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1 	 Henryk Berlewi (1894–1967) Mechanofaktura (1957)
tempera / karton, szablon
59 × 76,8 cm (w oprawie)
sygnowany p.d.: H.BERLEWI
Dołączona ekspertyza Agencji Art Konsultant Adam Konopacki

estymacja  40 000 – 50 000 PLN *

Henryk Berlewi  – malarz, grafik, krytyk i teoretyk 
sztuki. Reprezentant najbardziej radykalnego nurtu 
polskiej awangardy dwudziestolecia międzywojenne-
go. Był członkiem grupy Kubistów, Konstruktywistów 
i Suprematystów „Blok” (1924-1928). Opracował nowa-
torską teorię artystyczną, którą ogłosił w awangardo-
wym berlińskim czasopiśmie „Der Strum” w broszurze 
pt. „Mechano-Faktura”. Działał w Warszawie, Paryżu 
i Berlinie.

Edukację artystyczną rozpoczął w warszawskiej Szko-
le Sztuk Pięknych (1904-1909), a następnie kontynuował 
na Akademii Sztuk Pięknych w Antwerpii (1909-1910) 
oraz w paryskiej École des Beaux-Arts i École des Arts 
Décoratifs (1911-1912). W tym czasie artysta dążył do 
stworzenia nowoczesnej ikonografii narodowej czer-
piąc inspirację z motywów wywodzących się z kultury 
żydowskiej. Momentem przełomowym w twórczości 
Berlewiego było spotkanie

z El Lissitzkim (1921), który nadał kierunek jego zain-
teresowaniom w stronę konstruktywizmu i suprematy-
zmu. Wówczas szala twórczych poszukiwań artysty prze-
chyliła się na rzecz sztuki wolnej od pozaartystycznych 
ideologii, skupionej na formalnej dyscyplinie i wzajem-
nym oddziaływaniu wszystkich elementów kompozycji. 
Podczas wizyty w Berlinie (1922-1923) Berlewi dołączył do 
kręgu twórców awangardowych skupionych wokół Theo 
van Doesburga, Laszlo Maholy-Nagy, Hansa Richtera czy 
Miesa van der Rohe.

Właśnie z okresu berlińskiego pochodzi prezentowa-
na praca. W ciągu roku, kiedy artysta przebywał w Ber-
linie, powstały trzy podobne formalnie obrazy z cyklu 
Maski. Prezentowana praca nosi nr 2, i jest także drugim 
obrazem który kiedykolwiek pojawił się na międzynaro-
dowym rynku dzieł sztuki.

Kompozycję definiują jednorodne płaszczyzny achro-
matycznych barw. Maski zostały poddane kubistycznej 
geometryzacji i fragmentaryzacji form. Kontrastujące 
kształty linii i płaszczyzn nadają rytm kompozycji.

Owe poszukiwania Berlewiego stanowią przyczynek 
do sformułowania nowatorskiej teorii mechanofaktury 
(1923). Jej główną zasadą było odrzucenie wszelkiej iluzji 
przestrzennej na rzecz zaakcentowania dwuwymiarowej 
malarskości płótna. Szukając maksymalnego uproszcze-
nia kompozycji artysta ograniczył gamę barwną jedynie 
do czerni, bieli i czerwieni oraz posługiwał się zestawie-
niami prostych form geometrycznych. Eksperymenty 
fakturowe zastąpił zrytmizowaniem linii i płaszczyzn. 
W ten sposób Berlewi stworzył niezależną od jakości 
materiałów fakturę, w pełni odpowiadającą naturze 
malarstwa. Pozostając wiernym konstruktywistycznej 
idei zespolenia sztuki ze sferą życia społecznego oraz 
odpowiadając na przyspieszony rytm zmieniającej się 
współczesności Berlewi postawił na zmechanizowanie 
środków wyrazu posługując się szablonami i propagując 
zasady druku funkcjonalnego.
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2	 Magdalena Abakanowicz (1930–2017) Teka „Katarsis” (1985)
teka 6 grafik w płóciennej oprawie
edycja 15/100
miękki werniks / papier
76 × 57 cm (arkusz)
każda z prac sygnowana i datowana ołówkiem p.d.: 
M. Abakanowicz 85
oraz opisana ołówkiem l.d.: 15/100

estymacja 35 000 – 50 000 PLN *

Magdalena Abakanowicz zdobyła międzynarodową 
sławę jako rzeźbiarka i twórczyni tkanin określanych 
przez nią samą jako abakany. Podejmowała również pró-
by penetrowania innych sfer twórczej działalności, nie 
unikając pracy na obszarze kartki papieru i dwuwymia-
rowego płótna. W latach 80. tworzyła interesujące cykle 
rysunków, takie jak „Twarze, które nie są portretami”, 

„Korpusy”, „Twarze” i „Anatomia”. Kreślone jakby pora-
nioną, boleśnie unerwioną linią nie są one portretami 
konkretnych postaci. Tajemnicze istoty powołane do 
życia ręką artystki nie posiadają także jasno określonej 
tożsamości płciowej. Twarze o przymkniętych oczach 
rozorane są setkami pojedynczych kresek. Tytuły wymie-
nionych prac rzeźbiarki wskazują na wielką wagę, jaką 
przywiązywała ona nie tylko do finalnego efektu – dzie-
ła – ale również do cielesnego doświadczenia wpisanego 
w sam proces jego tworzenia. Zdaniem Abakanowicz 
rysowanie angażuje w proces kreacji całe ciało. Jej rysun-
ki i grafiki można postrzegać zatem jako jeden z prze-
jawów procesu świadomego konstruowania własnego 
języka wypowiedzi. W swoich wspomnieniach Abakano-
wicz przywoływała zapamiętane z dzieciństwa pierwsze 
doświadczenia z rysunkowym medium, zwracając uwagę 
na apotropaiczną moc rysunku oraz jego zdolność do 
przelewania na papier tych obszarów przeżycia, których 
nie chronią żadne zaklęcia. To właśnie te najciemniejsze 
zakamarki duszy są tematem cykli graficznych i rysun-
kowych artystki, która nieustannie podkreślała, że

„moje formy są jak kolejne skóry, które z siebie zdej-
muję, znacząc etapy mojej drogi. Za każdym razem 
należą do mnie tak bardzo i ja tak bardzo należę do 
nich, że nie możemy bez siebie istnieć. Czuwam nad 
ich egzystencją”*. ►
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Tytuł prezentowanej teki koresponduje ponadto z jedną 
najciekawszych realizacji rzeźbiarskich Abakanowicz: 
stworzonej we włoskim Celle kolekcji 33 figur z brązu 
odlanych z tej samej liczby modeli. Sama artystka w 1985 
roku określiła je mianem „ludzi-drzew” i „ludzi-trumien”, 
podkreślając, że u źródeł tego dzieła tkwiła nagła i głę-
boka potrzeba tworzenia. Dodawała również, że

„w słowie KATARSIS jest zespół dźwięków, w których 
słyszę metal, zgrzyt cięcia, dramat destrukcji. Narasta 
w tym słowie napięcie przez szerokie pierwsze sylaby 
KA-TA, aż do zawężenia chropawych wieloznacznych 
tonów RSIS”*.

Formy zrodzone w oczyszczającym twórczynię procesie 
narodzin miały stać się dla widza znakami ucieleśnia-
jącymi trwały niepokój. Teka grafik „Katharsis” została 
wydana z okazji powstania tej włoskiej instalacji rzeź-
biarskiej a jej pełna edycja była odbijana we florenckiej 
drukarni na przestrzeni 1985 i 1986 roku. Zawiera ona 
litografie nie będące bezpośrednimi szkicami do posą-
gów wchodzących w skład „Katharsis”, lecz wrażeniowy-
mi szkicami opisującymi tę pracę. Teka została wydana 
w 120 egzemplarzach sygnowanych przez Abakanowicz.

*	 M. Abakanowicz, ze wstępu do katalogu wystawy Soft Art 
zorganizowanej w Kunsthaus w Zurychu w 1978 roku.
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3	 Jarosław Modzelewski (ur. 1955) Kobieta wsiada na rower w kierunku Magdalenki (1993)
olej, płótno
115 × 130 cm
sygnowany na odwrociu l.g.: „Jarosław Modzelewski | „Kobieta 
wsiada na rower | w kierunku Magdalenki” | olej 115 × 130 | 
1993”
Wystawiany:

∙∙ Jarosław Modzelewski. Przegląd z malarstwa, Bunkier Sztuki, 
Kraków, 2000, poz. kat. 36.
Reprodukowany:

∙∙ Jarosław Modzelewski. Przegląd z malarstwa, katalog wystawy 
w Bunkrze Sztuki, red. zbior., Kraków 2000, s. 84.

estymacja  70 000 – 90 000 PLN *

Jarosław Modzelewski – malarz, rysownik i pedagog. 
W latach 1975-1980 studiował na Wydziale Malarstwa 
Akademii Sztuk Pięknych w Warszawie, gdzie od 1982 
pracuje jako wykładowca. Rok później wraz z pięcioma 
innymi artystami (Pawlakiem, Sobczykiem, Grzybem, 
Kowalewskim i Woźniakiem) utworzył formację Gruppa, 
która szybko stała się „wizytówką” polskiej neoekspresji 
lat 80. W początkowym okresie twórczości Modzelewski 
posługiwał się wyabstrahowanymi znakami i ideogra-
mami oraz powielanymi motywami z szablonu, nieja-
ko w nawiązaniu do amatorskiej antyrządowej sztuki 
ulicznej ówczesnego czasu. W latach 1986–1989 two-
rzył obrazy figuralne, których forma (kolor, modelunek, 
perspektywa) odpowiadała zasadom realizmu, jednak 
charakterystyka postaci, a zwłaszcza sytuacji, w jakich 
były one przedstawiane, odznaczała się niezwykłością 
i pewną dozą niepokoju. Obrazy tworzone przez Modze-
lewskiego w latach 90. odznaczają się daleko idącym 
uproszczeniem, wręcz schematycznością ujęć postaci 
ludzkich, które wykonują gesty i czynności opisane 
w tytułach. Wiele z tych scen odbywa się na pustych 
lub oderwanych od nich, abstrakcyjnych tłach. Wrażeniu 
pewnej kostyczności służy też zmiana techniki malar-
skiej, która nastąpiła w 1997 – z olejnej na temperową.

Na przełomie lat 2001 i 2002 w twórczości artysty 
pojawiły się nowe wątki wynikające z zainteresowań 
wnętrzem kościołów, szczególnie ich prozaiczność 
kontrastująca z duchowym wymiarem. Modzelewski 
nazywany jest „malarzem ikon codzienności”. Intere-
suje go polityka, wątki literackie i historyczne, a tak-
że egzystencjalne. Cechą charakterystyczną jego prac 
jest uproszczona forma i narracyjność, ale i wrażenie 
niedopowiedzenia.

Prezentowany obraz powstał w latach 90., który to 
okres Jarosław Modzelewski sam uważa za najważniejszy 
w swojej twórczości. Posługuje się w nim mocno ogra-
niczoną paletą barwną: płaskimi plamami lubianych 
przez siebie czerwieni i błękitu uzupełnionych czernią. 
Sylwetka tytułowej kobiety potraktowana jest skrótowo, 
niemal abstrakcyjnie. Wyabstrahowane jest także tło 
sprowadzone do geometrycznych figur, bez jakiejkol-
wiek sugestii realistycznego pejzażu. Modzelewski jako 
niestrudzony „piewca codzienności” w charakterystycz-
ny dla siebie sposób wyławia z rzeczywistości scenki 
rodzajowe – z pozoru zwyczajne, choć za sprawą kunsztu 
artysty naznaczone tajemniczą symboliką i rodzajem 
melancholijnej aury.
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4	 Włodzimierz Pawlak (ur. 1957) Dziennik 21 II – 17 III (2015)
olej, ołówek / płótno
90 × 60 cm
sygnowany, datowany i opisany na odwrociu: WŁODZIMIERZ 
PAWLAK | DZIENNIK 21 II – 17 III | /ZIMA/ | 90 × 60 | 2015

estymacja  25 000 – 30 000 PLN *

Włodzimierz Pawlak (Korytów 15 IV 1957  –  ): był wol-
nym słuchaczem a  następnie studentem w  pracowni 
Rajmunda Ziemskiego na warszawskiej Akademii Sztuk 
Pięknych. Jeszcze jako student w końcu 1982 roku został 
członkiem Gruppy. Był uczestnikiem niemal wszyst-
kich jej wystaw i  akcji oraz współredaktorem pisma 

„Oj dobrze już”. Wspólnie z Gruppą uczestniczył w nie-
zależnym ruchu artystycznym lat 80. W  tym okresie 
komentował zastaną sytuację stanu wojennego. Sięgał 
po sugestywną, prostą w  odbiorze metaforykę, stro-
niąc od hermetycznych treści i skomplikowanych aluzji. 
Cykl obrazów dyplomowych Pawlaka z 1985 roku nosił 
tytuł „Obrazy zamalowane”, artysta miał bowiem zamiar 
(ostatecznie niezrealizowany) zamalować je w obecno-
ści komisji dyplomowej. Gest ten można rozpatrywać 
między innymi jako akt solidarności z anonimowymi 

„malarzami” politycznych napisów na murach. Od 1986 
Pawlak jest pedagogiem na Wydziale Wzornictwa Prze-
mysłowego macierzystej uczelni. W  1990 roku zdobył 
Grand Prix na festiwalu Malarstwa w Cagnes-sur-Mer. 
W  cyklu „Tablice dydaktyczne” z  lat 1987–1988 płasz-
czyzny obrazów zapełniają graficzne siatki ideogramów, 
wykresów, map i znaków symbolizujących wiedzę oraz 
kulturę. W późniejszym okresie, począwszy od 1989 roku, 
artysta tworzył jednorodne formalnie i niefiguratywne 

„Dzienniki”. Symboliczną granicę między czasem zaan-
gażowania w  sprawy publiczne i  czasem prywatnym 
wyznacza obraz „Polacy formują flagę narodową” z 1989 
roku, przedstawiający polską flagę malowaną w sposób 
charakterystyczny dla „Dzienników” – śladami kresek 
rytych w  świeżej farbie. Od wielu lat Pawlak chętnie 
sięga po tematy aktualne, komentując wydarzenia poli-
tyczne i włączając się w dyskurs o sztuce narodowej oraz 
nowoczesnym patriotyzmie. Prowadzi także nieustan-
ny dialog z  klasykami nowoczesności, wprowadzając 
liczne odniesienia do prac Kazimierza Malewicza czy 
Władysława Strzemińskiego. Dogłębnej analizie twór-
czości Malewicza poświęcił między innymi kompozycje 
z  cyklu „Przestrzeń logiczna obrazu”, przypominające 
karty z „Atlasu Mnemosyne” Aby Warburga.
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5	 Włodzimierz Pawlak (ur. 1957) Notatka o sztuce 4 / VIII (2019)
olej / płótno
130 × 110 cm
sygnowany, datowany i opisany na odwrociu p.g.: 
WŁODZIMIERZ PAWLAK | NOTATKA O SZTUCE 4/VIII | 130×110 
| 2019

estymacja  40 000 – 60 000 PLN
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6	 Jan Dobkowski (ur. 1942) Oderwanie (1969)
akryl / płótno
64,5 × 49,5 cm
sygnowany, datowany i opisany na odwrociu p.g.: Jan 
Dobkowski | „ODERWANIE” 69 r.

estymacja  35 000 – 45 000 PLN *

Dobkowski obronił dyplom w pracowni Jana Cybisa, 
jednak już na studiach wyraźnie sprzeciwiał się domi-
nującemu wówczas sposobowi malowania skupionemu 
na niuansach kolorystycznych i  silnym fakturowaniu. 
Angażował się w życie kontrkultury, m.in. ruch hipi-
sowski, zaś w 1967 roku wraz z  Jerzym „Jurrym” Zie-
lińskim założył grupę Neo-Neo-Neo  – nazwa miała 
sugerować, że we współczesnej sztuce nic już nie jest 
naprawdę nowe. Dobkowski od późnych lat 60. tworzył 
płaszczyznowe obrazy o kontrastowych zestawieniach 
barwnych, nawiązujące do estetyki popartu. Tematyką 
jego prac były przede wszystkim na poły abstrakcyjne 
kobiece (rzadziej męskie) akty o zdeformowanych ciałach 
i wyolbrzymionych cechach płciowych. Z czasem artysta 
w coraz większym stopniu skłaniał się ku malarstwu 
nieprzedstawiającemu, nasyconemu tajemniczą symbo-
liką, oddziałującemu gęstą siecią drobnych linii o zniu-
ansowanej kolorystyce. W twórczości Dobkowskiego 
od samego początku znaczącą rolę odgrywa niezwykle 
charakterystyczna, precyzyjna kreska, która dominuje 
w jego malarskich i rysunkowych kompozycjach. Choć 
Jan Dobkowski znany jest przede wszystkim z malarstwa 
pulsującego feerią barw, stanowiącego hołd dla witalnej 
energii natury i ludzkiej zmysłowości, w jego dorobku 
pojawiały się także prace mroczne i niepokojące. W roku 
1994 artysta został uhonorowany nagrodą im. Jana 
Cybisa za całokształt twórczości. Prace Dobkowskie-
go znajdują się w zbiorach m.in. Muzeów Narodowych 
w Warszawie, Poznaniu i Wrocławiu, Muzeum Sztuki 
w Łodzi, Guggenheim Museum w Nowym Jorku oraz 
kolekcjach prywatnych w Polsce, Szwecji, Danii, USA, 
Szwajcarii, Francji.
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7 ←	 Jan Dobkowski (ur. 1942) Namiętność – Kobieta (1975)
akryl / płótno
92 × 73,5 cm
sygnowany, datowany i opisany na odwrociu p.g.: Jan 
Dobkowski | „Namiętność – Kobieta” 75 | acryl 92 cm × 73 cm

estymacja  35 000 – 45 000 PLN *

8 ↑	 Jan Dobkowski (ur. 1942) Ocean (1988)
akryl / płyta
35 × 47 cm
sygnowany, datowany i opisany na odwrociu: Jan Dobkowski 
88 | „OCEAN” | 35 × 47 cm

estymacja  8 000 – 10 000 PLN *
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9	 Marian Bogusz (1920–1980) Obraz ze 102 punktami (1969)
olej, gwoździe / płótno
165 × 165 cm

estymacja  120 000 – 160 000 PLN *

Marian Bogusz – malarz, rzeźbiarz, scenograf; jeden 
z najważniejszych animatorów powojennego życia arty-
stycznego na terenie całego kraju. Wybuch II wojny świa-
towej i uwięzienie w nazistowskim obozie Mauthausen 
sprawiło, że studia artystyczne podjął dopiero pod koniec 
lat 40. XX wieku, mając już niemal 30 lat. Malarstwa uczył 
się w warszawskiej Akademii Sztuk Pięknych pod kierun-
kiem m.in. Jana Cybisa, jednocześnie współtworząc Klub 
Młodych Artystów i Naukowców. Przyczynił się także 
do organizacji przełomowych Wystaw Sztuki Nowo-
czesnej (Kraków 1948–49, Warszawa 1957 i 1959). Tuż 
przed odgórnym narzuceniem doktryny socrealistycz-
nej na środowiska artystyczne, Bogusz zaczął tworzyć 
pierwsze kompozycje abstrakcyjne o surrealistycznym 
rodowodzie. Z czasem jednak zwrócił się w kierunku 
malarstwa figuratywnego (choć nadal o surrealizujących 
formach), w którym operował bogatą symboliką i literac-
kimi nawiązaniami, w myśl autorskiego postulatu sztuki 
metaforycznej. W reakcji na konserwatyzm głównego 
nurtu w sztuce, wraz z Kajetanem Sosnowskim i Zbignie-
wem Dłubakiem założył Grupę 55 oraz związaną z nią 
Galerię Krzywe Koło w Warszawie – jedną z pierwszych 
w powojennej Polsce placówek prezentujących sztukę 
współczesną. Dopiero pod koniec lat 50. Bogusz powrócił 
do sztuki bezprzedmiotowej – tym razem inspirowanej 
francuskim taszyzmem i malarstwem materii – two-
rząc liczne obrazy o reliefowych wypukłościach grubo 
kładzionej farby. Zrezygnował wówczas z forsowanej 
wcześniej metaforyczności dzieła na rzecz wyekspono-
wania jego autonomicznych walorów.
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10 	 Jerzy Skolimowski (ur. 1938) 2017/8 (2017)
akryl / płótno
175 × 155 cm
na odwrociu nalepka z danymi pracy
wystawiany:

∙∙ Jerzy Skolimowski, wystawa indywidualna, Galeria Opera, 
Warszawa, 24.04–30.06.2018
reprodukowany:

∙∙ Jerzy Skolimowski, kat. wystawy, Galeria Opera, 
Warszawa 2018

estymacja  50 000 – 70 000 PLN

Jerzy Skolimowski to jeden z najwybitniejszych współ-
czesnych polskich reżyserów. Jest autorem takich fil-
mów jak „Essential Killing”, „11 minut” czy „Cztery noce 
z Anną”. Jednak przez lata zajmował się także malar-
stwem – począwszy od drugiej połowy lat 90. prezento-
wał swoje prace na wielu wystawach w kraju i za granicą. 
Jego kompozycje to przede wszystkim monumentalne, 
abstrakcyjne płótna, wykonywane metodą inspirowaną 
drippingiem i action-paintingiem. W efekcie powstawały 
świetliste, pełne lawowań i impastów dekoracyjne obra-
zy, których organiczne formy ewokowały rzeczywiste 
miejsca, zdarzenia i przedmioty. Skolimowski inspiro-
wał się Markiem Rothko i Gerhardem Richterem, jak 
sam przyznawał – ogromny wpływ miała na niego także 
japońska kaligrafia.

Prezentowany obraz otwierał wystawę Jerzego Skoli-
mowskiego w Operze Narodowej w 2018 roku, a w kata-
logu tej wystawy Waldemar Dąbrowski w ten sposób 
prezentował jego autora: 

„Wielka postać sztuki polskiej, europejskiej i świato-
wej. [...] Wszechstronność jego talentu znalazła wyraz 
w bardzo osobistym malarstwie cenionym na całym 
świecie, czego wyrazem były wystawy wielokrotnie 
prezentowane w Los Angeles, Miami, Toronto, Paryżu, 
Berlinie i wielu innych miastach na całym świecie. [...] 
Jego obrazy mają miejsce w prywatnych kolekcjach 
gwiazd Hollywood takich jak Jack Nicholson czy kina 
brytyjskiego, jak Jeremy Thomas.”

O twórczości Jerzego Skolimowskiego tak pisał Andrzej 
Wajda:

„Wielkie formaty obrazów Jerzego Skolimowskiego, 
zmysłowy sposób malowania, gdy artysta zostawia 
za każdym razem ślad chwili, dokonany po głębokim 
namyśle – to budzi mój głęboki podziw. Abstrakcja [...] 
otwierająca się na tradycję sztuki figuralnej w równym 
stopniu co na świat pełnej tajemnicy sztuki Dalekie-
go Wschodu, to zdumiewające dokonanie malarskie 
w tych czasach nerwowego pościgu za efektem. [...] 
Może właśnie dlatego tak silnie działają na mnie, który 
takiego malarstwa gwałtownie potrzebuję.”
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11 	 Teresa Pągowska (1926–2007) Akt i kot (1991)
technika własna / płótno
140 × 150 cm
sygnowany i datowany: TP. | 91
sygnowany i datowany na odwrociu: Teresa Pągowska 91
sygnowany, opisany i datowany na krośnie:
Teresa Pągowska Akt i kot 1991 140 × 150 cm
Reprodukowany:

∙∙ Teresa Pągowska. Przesypywanie czasu/Malarstwo. 1962–2006, 
red. B. Grochola, Warszawa 1996, il. s. 59, 61, 80

∙∙ Teresa Pągowska, red. Bożena Grochola, Warszawa 1996, s. 52
Wystawiany:

∙∙ Muzeum Narodowe w Poznaniu, 2003

estymacja  240 000 – 280 000 PLN *

„Malarstwo Teresy Pągowskiej pogłębia wiarę w sens 
sztuki. Jej ogromna pasja i talent powodują, że spo-
tykając się z Jej obrazami, nie możemy być obojętni. 
Malarstwo Teresy Pągowskiej to afirmacja życia, uka-
zanie urody człowieczego ciała oraz dramatu naszego 
losu. Zmusza nas do refleksji nad przemijaniem życia, 
pokazując jego pełną witalność i nadzieję, aż do nie-
uchronnej granicy bytu” – pisał o Teresie Pągowskie 
Adam Myjak, rzeźbiarz i rysownik.

Teresa Pągowska urodzona w Warszawie to jedna z naj-
wybitniejszych polskich malarek XX wieku. Studiowa-
ła w Państwowej Wyższej Szkole Sztuk Plastycznych 
w Poznaniu, w pracowniach prof. Wacława Taranczew-
skiego i prof. Stanisława Szczepańskiego. Była profesorką 
w Akademii Sztuk Pięknych w Warszawie. Uprawiała 
malarstwo, rysunek i formy pokrewne. Jej prace znajdują 
się między innymi w zbiorach Muzeów Narodowych 
w Gdańsku, Kielcach, Krakowie, Poznaniu, Warszawie, 
Muzeum Sztuki w Łodzi, a także licznych kolekcjach pry-
watnych w kraju i za granicą. Twórczość Teresy Pągow-
skiej uznano za wyjątkowe zjawisko we współczesnej 
sztuce polskiej. Jej twórczość uformowała się w drugiej 
połowie lat 50. Podczas tryumfu abstrakcji malowała 
postać ludzką, która na zawsze zdominowała jej malar-
stwo. W latach 60. znalazła miejsce w nurcie tzw. nowej 
figuracji. Sposób traktowania przez nią figury stał się 
nie tylko bardzo ważny dla jej twórczości, lecz także 
został podstawą nowej figuracji Polski, która wpisała 
się w kanon malarstwa europejskiego. Jej malarstwo 
oparte na podstawie koloryzmu, abstrakcji, operuje 
skrótem i sylwetkową plamą, potraktowaną dość szki-
cowo, ze zdeformowanymi kształtami. Postaci sprawiają 
wrażenie widm, niematerialnych, barwnych cielesnych 
pierwowzorów. Obrazy charakteryzują się gamą barw-
ną, ograniczoną do kilku, kontrastowo zestawionych, 
intensywnych kolorów, odwołujących się do ekspresyj-
nego przekazu niejednoznacznych treści. W obrazach 
powraca stale postać kobiety, pokazanej w różnych sytu-
acjach, umieszczonej w umownie potraktowanych wnę-
trzach, ukazanej emocjonalnie, często intymnie. Akty 
Pągowskiej odsłaniają najprostsze prawdy; oddają emocje 
i różne stany psychiczne. Odkrywamy ciało i materie, jej 
gęstość i smak, dynamikę i barwę. Bardziej zależało jej 
na stworzeniu atmosfery, siły ekspresji i dynamiki całego 
przedstawienia niż na powiedzeniu czegoś dosłownie.

Lata 90. zrodziły wiele zaskakujących dzieł, które 
określiły fazę klasyczną jej twórczości. Kompozycje 
skonstruowane są z lekkością, wypełnione plamami 
świetlistych barw, dekoracyjne, pełne wdzięku i poetyc-
kiego humoru. W tych pracach najpełniej realizuje się 
przekonanie artystki:

„Trzeba dużo widzieć, by dużo odrzucać, poprzez eli-
minacje zyskiwać większe bogactwo, a skrót formalny 
ma służyć jasności wypowiedzi i zwiększać siłę obrazu. 
Ciągle szukać własnego «ja» i walczyć z tym szczę-
ściem, którym jest malowanie”.

Obraz ,,Akt i kot” jest puentą w jej drodze poprzez malar-
stwo. Obraz ma format kwadratu, z sugerowaną przez 
kilka linii przestrzenią i głównymi bohaterami – tytuło-
wym aktem i siedzącym, patrzącym na widza kotem, któ-
ry pojawia się na wielu figuratywnych obrazach artystki. 
Praca na pierwszy rzut oka wydaję się niezwykle oszczęd-
na, przez wykorzystanie naturalnej struktury i barwy 
niezagruntowanego płóciennego podobrazia, charakte-
rystycznego dla artystki, które gra tu jakże ważną rolę. 
Stwarza tło i wyznacza przestrzeń, jest dopełniającym 
kolorem, nastrojem, niczym kolejny bohater przedsta-
wienia, z nieoczywistym urokiem i tajemniczością. Jest 
to celowy zamysł artystki, która mówiła, że obraz musi 
czuć powietrze i światło. Prostota form, oszczędność 
środków, sprawia wrażenie malarskiego wyrafinowania. 
Niedopowiedzenie w twórczości Pągowskiej jest rów-
nie ważne jak i przesłanie. Liczy się ekspresja malarska, 
powód i jego rozstrzygnięcia na płótnie. To przykuwa 
naszą uwagę, uwagę na tajemniczą, niedorysowaną białą 
postać, jawiącą się niczym rzeźba antyczna, zamknię-
tą w swojej intymności, pozbawioną twarzy i na kota 
zastygłego w bezruchu. Oprócz głównych bohaterów 
widzimy również ekspresyjne dopełnienie w postaci kil-
ku plam i nieregularnych pomarańczowych linii, które 
nakreślają atmosferę i sprawiają wrażenie wyciszonej, 
a zarazem gwałtownej kompozycji. Obraz kunsztow-
ny w swej prostocie, należy do najbardziej znaczących 
płócien. Tworzy klasyczną fazę twórczości, w której 
autorka zawiera wszystkie przemyślenia o malarstwie, 
dotychczasowe doświadczenia, pytania i odpowiedzi. 
,,Kompozycja ,,Akt i Kot” namalowana w roku 1991 jest 
obrazem klasy muzealnej, obraz ten mógłby być ozdoba 
liczącej się kolekcji polskiej sztuki współczesnej” pisał 
Włodzimierz Nowaczyk – historyk sztuki.
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12 	 Ryszard Winiarski (1936–2006) Vertical Game 4 × 4 (1981)
akryl, ołówek / deska
68 × 4 × 2,3 cm
sygnowany, datowany i opisany na odwrociu śr.d.: vertical | 
game | 4x4 | winiarski | ‘81

estymacja  25 000 – 35 000 PLN *
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13 	 Ryszard Winiarski (1936–2006) Chance in game for one (1989)
akryl / płyta pilśniowa
66,2 × 66 cm
sygnowany, datowany p.d.: WINIARSKI ‘89
opisany l.d.: chance in game for one

estymacja  60 000 – 80 000 PLN *
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14 	 Ryszard Winiarski (1936–2006) Chance in game 7 × 7 (1999)
akryl, ołówek / płótno
65 × 55 cm
sygnowany i datowany p.d.: Winiarski ‘99
opisany l.d.: Chance in game 7 × 7
Pochodzenie:

∙∙ kolekcja prywatna (dar artysty dla przyjaciół)

estymacja  50 000 – 60 000 PLN *

Przedstawiciel indeterminizmu w Polsce. Kierunek jego 
późniejszej działalności artystycznej został zainicjowany 
seminarium na temat związków sztuki i nauki, prowa-
dzone przez Mieczysława Porębskiego. W  1966 roku 
napisał pracę dyplomową „Zdarzenie-informacja-obraz”, 
poświęconą teorii programowania obrazów. Dzieła 
zrealizowane wedle niej zaprezentował na Sympozjum 
Artystów Plastyków i Naukowców w Puławach. Od tego 
czasu konsekwentnie rozwijał swoją teorię opartą na 
rachunku prawdopodobieństwa – podjął próbę przeło-
żenia wybranych zagadnień ze statystyki czy teorii gier 
na język sztuki.
W  sztuce Winiarskiego nie chodziło o  doznania este-
tyczne, a stworzenie tworów obiektywnych, logicznych 
i  niezależnych od emocji. Podstawowym celem była 
realizacja określonych operacji myślowych. Znalazło 
to oddźwięk nawet w stosowanym przez niego nazew-
nictwie  – Winiarski niechętnie swoje prace określał 
mianem obrazów i mówił o „obszarach” lub też „próbach 
wizualnej reprezentacji układów statystycznych”. Sto-
sowana biel i czerń modułowych kwadratów, z których 
budował kompozycje stanowić miała odpowiednik sys-
temu zero-jedynkowego.

Prezentowana praca stanowi jedną z ostatnich prac 
artysty, który zmorzony chorobą przez ostatnie lata 
życia nie mógł tworzyć.
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15 	 Mieczysław Tadeusz Janikowski (1912–1968) Bez tytułu (niedatowany)
olej / płótno
94 × 63,5 cm
sygnowany na odwrociu: M.JANIKOWSKI

estymacja  14 000 – 18 000 PLN *

„Po obrazach Mieczysława Janikowskiego, niczym 
po scenicznych deskach w teatralnej wyciemnionej 
przestrzeni, krąży reflektor silnego barwnego światła, 
które toczy krąg czy elipsę, łamie się na granicach pól 
barwnych, sugeruje raz przestrzenność, kiedy indziej 
zaś sankcjonuje dwuwymiarowość spokojnej, frontal-
nej kompozycji.” *

Mieczysław Tadeusz Janikowski urodził się w 1912 roku 
w Zaleszczykach na Kresach (obecnie Ukraina). Roz-
począł studia na wydziale prawa Uniwersytetu Jagiel-
lońskiego, lecz już po roku przeniósł się na krakowską 
Akademię Sztuk Pięknych. Studiował malarstwo pod 
kierunkiem prof. Jarockiego, Sichulskiego i Filipkiewicza, 
absolutorium uzyskując na kilka tygodni przed wybu-
chem II wojny światowej. Przez niemal cały okres jej 
trwania brał udział w walkach na terenie Europy jako 
żołnierz Polskich Sił Zbrojnych na Zachodzie. Po zakoń-
czeniu wojny osiadł w Szkocji, gdzie ukończył prestiżowy 
College of Art w Edynburgu. Tworzył przez pewien czas 
w Londynie, jednak na stałe osiadł na paryskim Mont-
parnasse, gdzie był jednym z uczniów Fernanda Légera. 
W latach 60. kilkukrotnie także odwiedzał Kraków, gdzie 
niespodziewanie zmarł w roku 1968.

Malarstwo Janikowskiego, choć obecne w zbiorach 
muzealnych w całej Polsce, pozostaje jednak wciąż słabo 
znane szerszemu gronu odbiorców. Po krótkim okresie 
twórczości figuralnej, artysta ten zwrócił się w kierunku 
abstrakcji w wydaniu zbliżonym do poszukiwań kon-
struktywistów, w szczególności Malewicza i Strzemiń-
skiego. Interesowała go wzajemna relacja płaszczyzn 
i form, studia ruchu i barwy. W swoim malarstwie prze-
szedł ewolucję w kierunku coraz silniejszego uprosz-
czenia kompozycji na rzecz oddziaływania geometrią 
i kolorem. Swojemu przyjacielowi Józefowi Czapskiemu 
miał ponoć powiedzieć: „linia prosta przeciwstawiona 
linii krzywej to już jest dramat, więc po co malować 
więcej?” **.

Prace Mieczysława Janikowskiego posiadają w swo-
ich zbiorach Muzea Narodowe: w Krakowie, Warsza-
wie, Gdańsku i Poznaniu, a także m.in. Muzeum Sztu-
ki w Łodzi, Muzea Okręgowe w Bydgoszczy, Bytomiu 
i Radomiu.
* Mieczysław Tadeusz Janikowski 1912–1968. Wystawa mono-

graficzna, kat. wystawy, CBWA Warszawa i TPSP Kraków, 
Kraków 1986, s. 5.  ** Tamże, s. 13.
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16 	 Jan Berdyszak (1934–2014) Szczątki jako wyspy (2008)
akryl / płyta, płótno
130 × 66 cm
datowany l.d.: 2008, na odwrociu: JAN | BER | DYSZ | AK | 2008 | 
130x66 cm | SZCZĄTKI JAKO WYSPY

estymacja  30 000 – 40 000 PLN *

Malarz, grafik, rzeźbiarz, autor instalacji, scenograf, teo-
retyk sztuki, pedagog. Absolwent Państwowej Wyższej 
Szkoły Sztuk Plastycznych w  Poznaniu oraz profesor 
macierzystej uczelni (dziś Akademii Sztuk Pięknych). 
Laureat nagrody im. Jana Cybisa (1978), odznaczony 
Krzyżem Kawalerskim (1988) i  Krzyżem Oficerskim 
Orderu Odrodzenia Polski (2001) oraz Doktoratem 
Honoris Causa Akademii Sztuk Pięknych w  Bratysła-
wie (1999).

Berdyszak dał się poznać jako artysta wyjątkowo 
wszechstronny, z powodzeniem wykorzystujący w swojej 
twórczości szeroki wachlarz technik i mediów. Intere-
sowały go jednak nie tylko studia plastyczne, lecz także 
pogłębiona refleksja na temat ich filozoficznych podstaw. 
Szczególnie zdawała się inspirować go dalekowschod-
nia teoria przestrzeni. Zgłębiał naukę taoistycznego 
myśliciela Lao-Tsy, zgodnie z  którą każde zjawisko 
funkcjonuje w harmonijnej dychotomii ze swoim prze-
ciwieństwem, a zatem wnętrze i zewnętrze – wartości 
względem siebie opozycyjne – wzajemnie się równoważą 
tworząc kosmiczną jedność*.
* E. Kościelak, M. Szafkowska, Jan Berdyszak. Szkice i rysunki, 

Wrocław 2012, s. 11.
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17 	 Stanisław Dróżdż (1939–2009) Bez tytułu (Poza) (1971–1981)
29,5 × 29,5 cm (× 6)
na odwrociu opisany l.d.: Stanisław Dróżdż
na odwrociu l.d. nalepka BWA Wrocław z danymi pracy: 
STANISŁAW DRÓŻDŻ | OHNE TITEL (AUSSERHALB) | 1971–1981 
TEIL 1-6
Wystawiany:

∙∙ Stanisław Dróżdż. Pomysły, Muzeum Współczesne we 
Wrocławiu, 23.05–25.08.2014
Reprodukowany:

∙∙ Stanisław Dróżdż. Pomysły, kat. wystawy, Muzeum 
Współczesne we Wrocławiu, Wrocław 2014, s. 14

estymacja  75 000 – 95 000 PLN

„[...] Poezja konkretna polega na wyizolowaniu, zau-
tonomizowaniu słowa. Wyizolowaniu go z kontek-
stu językowego, wyizolowaniu go także z kontekstu 
rzeczywistości pozajęzykowej, żeby słowo jak gdyby 
samo w sobie i dla siebie znaczyło. W poezji konkret-
nej forma jest zdeterminowana treścią, a treść formą. 
Poezja tradycyjna opisuje obraz. Poezja konkretna 
pisze obrazem*”.

Stanisław Dróżdż całe swoje życie artystyczne poświecił 
właśnie poezji konkretnej – swoje konceptualne, peł-
ne przemyślanych układów i form wiersze zaczął pisać 
w 1967 roku. Bardzo szybko stał się jednym z najważniej-
szych animatorów tego nurtu w Polsce – organizował 
wiele otwartych spotkań, odczytów i wykładów na temat 
łączenia poezji i sztuk wizualnych. Od 1971 roku współ-
pracował ze stołeczną Galerią Foksal, która promowała 
najciekawszych, awangardowych twórców. Swoje prace 
określał mianem „pojęciokształtów” – nazwa odnosiła 
się do kształtów pojęć, które realizują się w momencie 
ich przestrzennego uformowania. Jego żona wspomi-
nała: „Staszek nad swoimi pojęciokształtami pracował 
właściwie ustawicznie, pomysły zapisywał wszędzie, 
gdzie był: w klubie na serwetkach, w domu na kartkach, 
rachunkach, papierach przeznaczonych na makulatu-
rę. Starannie je przechowywał i  wracał do nich wie-
lokrotnie, poprawiał, cyzelował aż powstawała wersja 
ostateczna**”.

Pojęciokształty pełniły jednocześnie funkcji i obra-
zu – łączyły w sobie refleksyjność przekazu werbalnego 
i dekoracyjność prostego układu graficznego. Jego prace 
znajdują się kolekcjach muzealnych i prywatnych w kra-
ju (m.in. Muzeum Narodowe we Wrocławiu, Muzeum 
Sztuki w Łodzi, Centrum Sztuki Współczesnej Zamek 
Ujazdowski w Warszawie) i za granicą (m.in. Museum of 
Contemporary Art w Los Angeles, Schwarz Galeria d‘Ar-
te w Mediolanie, Museum of Modern Art w Hunfeld).

Był członkiem zwyczajnym Związku Polskich Arty-
stów Plastyków, w 2001 roku został laureatem nagro-
dy Fundacji Nowosielskich za „twórcze i wizjonerskie 
połączenie dwóch duchowych dziedzin: sztuki i poezji”. 
W 2003 roku reprezentował Polskę na 50. Biennale Sztuki 
w Wenecji.

* https://galeria-arsenal.pl/wystawy/stanislaw-drozdz-i-
-fragmenty-pojecioksztalty-poezja-konkretna (data dostępu: 

16.02.2020)  ** https://drozdz.art.pl/o-stanislawie/ (data 
dostępu: 16.02.2020)
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18 	 Stanisław Dróżdż (1939–2009) Od Do (1969/1993)
odbitka fotograficzna / papier
24,5 × 18 cm
opisany na odwrociu p.d.: Stanisław Dróżdż | ,,Od Do” 
1969–1993 r

estymacja  12 000 – 16 000 PLN
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19 	 Zbigniew Dłubak (1921–2005) Metamorfoza obrazu Malczewskiego (dyptyk) (niedatowany)
fotografia czarno-biała
13,5 × 11 cm każda
sygnowany i opisany na odwrociu
Wystawiany:

∙∙ Dłubak desymbolizacje, 01–02.1978, Mała Galeria PSP-ZPAF, 
Warszawa
reprodukowany:

∙∙ Dłubak desymbolizacje, kat. wystawy, Warszawa 1978, nlb.

estymacja  2 400 – 3 000 PLN *
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20	 Rajmund Ziemski (1930–2005) Znaki (1959)
olej / płótno
60 × 150 cm
sygnowany i datowany p.d.: ZIEMSKI 59
sygnowany, datowany i opisany na odwrociu l.g.: RAJMUND 
ZIEMSKI | WARSZAWA | NOWOLIPKI 10-201 | „ZNAKI” | 60 × 150

estymacja  80 000 – 100 000 PLN *

Rajmund Ziemski w latach 1949–1955 studiował malar-
stwo pod kierunkiem Artura Nachta-Samborskiego 
w Akademii Sztuk Pięknych w Warszawie. W roku dyplo-
mowym wziął udział w słynnej Ogólnopolskiej Wysta-
wie Młodej Plastyki w warszawskim Arsenale. Od 1958 
wykładał w macierzystej uczelni, prowadząc w niej pra-
cownię malarstwa, jedną z najchętniej wybieranych przez 
studentów jako pracownia dyplomowa. Zorganizowano 
imponującą liczbę wystaw indywidualnych Ziemskiego. 
Swoje prace artysta prezentował między innymi w Gale-
rii „Krzywe Koło” w Warszawie, Galerii Sztuki Nowo-
czesnej, w Centralnym Biurze Wystaw Artystycznych, 
Galerii Pryzmat w Krakowie, Klubie 13 Muz w Szczecinie, 
Galerii BWA w Lublinie, Domu Artysty Plastyka w War-
szawie, Galerii Zapiecek w Warszawie, Galerii Kordegar-
da i Galerii Zderzak w Krakowie. Kilka prezentacji miało 
miejsce poza Polską. Odbyły się one w Waszyngtonie, 
Chicago, Brukseli i Wiedniu. Ziemski bardzo aktywnie 
uczestniczył także w licznych ekspozycjach zbiorowych, 
takich jak „Kolor w malarstwie polskim XIX i XX wieku”, 

„75 lat warszawskiej ASP”, „Widzenie natury” oraz Sympo-
zjum Plastyki Złotego Grona w Zielonej Górze. Był jed-
nym z najwybitniejszych przedstawicieli nurtu abstrakcji 
niegeometrycznej w polskim malarstwie powojennym. 
We wczesnym cyklu „Ptaki” (1957–1958) operował kształ-
tami bardzo uproszczonymi, malowanymi impastowo na 
ciemnych tłach o bogatej fakturze. Od początku lat 60. 
obrazy Ziemskiego przybrały charakterystyczny kształt 
wydłużonego prostokąta, w którego polu, niczym roz-
pięte, dramatyczne płachty, rozpościerały się aluzyjne 
pola koloru i faktury. Nosiły tytuły sugerujące związki 
z  naturą, jednak wyrażały przede wszystkim zainte-
resowanie malarza kolorem i materią, traktowanymi 

autonomicznie, w oderwaniu od jakichkolwiek sugestii 
przedmiotowych. Ziemski z upodobaniem zestawiał par-
tie malowane gładko z liszajowatymi, chropowatymi 
naroślami grubo kładzionej farby, stwarzając efekt gęstej 
pajęczej sieci zasnuwającej powierzchnię płótna. Moty-
wy figuralne powróciły w około połowy lat 60., kiedy to 
artysta włączał w strukturę swych obrazów fotograficzne 
wizerunki twarzy ludzkich. W kolejnych latach rozwijał 
swoje zainteresowania kolorem i materią. Począwszy od 
lat 60. kultywuje stały sposób tytułowania i oznaczania 
prac. Przykładem tej niezwykłej konsekwencji jest malo-
wany nieprzerwanie od przez kilka dekad cykl „Pejzaże” 
z obrazami numerowanymi liczbą łamaną przez datę 
roczną. O „Pejzażach” Aleksander Wojciechowski pisał:

„[...] czy będzie to pejzaż odczuty jako radosna gra 
świateł i barw, czy w późniejszym etapie – pejzaż 
pogrążony w mroku, z którego wyłaniają się zagad-
kowe sylwety linearnych struktur, czy wreszcie pejzaż 
geologiczny, stanowiący odpowiednik kolorytu zie-
mi, jej faktury i konsystencji – wszędzie odnajdziemy 
naturę jako punkt wyjścia i źródło inspiracji”*.

Innym razem Wojciechowski stwierdzał:
„Gęstość zroszonej deszczem gliny, sypkość pyłu 
pokrywającego spaloną słońcem drogę, twardość 
kamieni – to wszystko są elementy, z których tworzyć 
można obrazy […] Szarość nie jest [dla Ziemskiego] 
tylko ciemną barwą. Może być ona błotnistym polem, 
może być mrokiem lasu, może być kawałkiem zmur-
szałej ściany. Tak rodzi się specyficzna faktura tych 
niezwykłych krajobrazów”**.
* A. Wojciechowski, Rajmund Ziemski, Warszawa 1965.
** Idem, Pejzaże wyobraźni, [w:] Rajmund Ziemski: kata-

log wystawy, Warszawa 2002, s. 56.
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21	 Rajmund Ziemski (1930–2005) Ptak II (1957)
olej / płótno
100 × 65 cm
sygnowany i datowany p.d.: ZIEMSKI 57
opisany na odwrociu l.g.: 21 | RAJMUND ZIEMSKI | W-WA | KRAK. 
PRZED 5 | 100 × 65 | Kolor 1
na odwrociu naklejka Centralnego Biura Wystaw 
Artystycznego w Warszawie z opisem pracy

estymacja  80 000 – 90 000 PLN *

Prezentowany „Ptak II” należy do najciekawszych kom-
pozycji stworzonych przez Ziemskiego w latach 1957–
1958. Wówczas – w cyklu „Ptaki” – artysta tworzył intry-
gujące, uproszczone wizerunki tytułowych stworzeń. 
Na gładko, wielobarwnie podmalowanym tle pojawiają 
się impastowo nakładane plamy barwne układające się 
w sylwetki ptasich stworów. Artysta niejednokrotnie 
wprowadzał towarzyszące ptakom motywy malowanych 
kratek i siatek, kontrastując je z grubo nakładanymi, 
szerokimi plamami budującymi główny motyw przed-
stawienia. Innym razem koncentrował się wyłącznie na 
ptasich bohaterach, powołując ich dożycia przy pomocy 
cienkich, strzępiastych pociągnięć pędzla. Prymitywi-
zujące, pełne wyrazu kompozycje Ziemskiego z cyklu 

„Ptaki” można traktować jako twórcze przetworzenie 
w duchu informelu baśniowego malarstwa Paula Klee.
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22	 Tomasz Kawiak (ur. 1943) Rysunek – malarstwo zostawiania śladów wokół osi (1975)
technika mieszana
70 × 70 cm
92,5 × 92,5 cm (z oprawą)
sygnowany i datowany p.d.: T.KAWIAK 1975
sygnowany, datowany i opisany na odwrociu śr.d.: T.KAWIAK | 
1975 | PARYŻ
nalepki papierowe z danymi pracy na odwrociu
Pochodzenie:

∙∙ kolekcja Wojciecha Fibaka, Monte Carlo
∙∙ zakup od artysty, Francja

Wystawiany:
∙∙ Galeria 72, Chełm, 2017
∙∙ Galeria 72, Chełm, 1977
∙∙ Studio Franca Pisani, Rzym, 1977
∙∙ Galeria Blu, Mediolan, 1976
∙∙ Galeria Primo Piano, Rzym, 1976

estymacja  50 000 – 60 000 PLN *

Prezentowana praca to monochromatyczny kolaż, będą-
cy zapisem procesu prowadzącego do powstania obra-
zu. Artysta zdecydował się na włączeniu w kompozycję 
pędzli – narzędzi, prowadzących do powstania szarych, 
symetrycznych odcinków kołowych, W efekcie powsta-
ła bardzo przemyślana, minimalistyczna kompozycja, 
będąca zapisem tytułowych „śladów wokół osi”. Cykl 
o  tym tytule powstawał we Francji od połowy lat 70. 
Kawiak pisał o nim:

„Aby być lojalnym wobec odbiorców należy stworzyć 
‘ jasną strukturę odbioru’. Takim wykładnikiem musi 
być poczucie skali, jasność stosowanego narzędzia. 
W moim przypadku stosuję podanie SKALI (podob-
nie jak to czyni architekt, podając skalę na planie). 
W ramach przyjętego systemu metrycznego, skala ta 
wytycza relację narzędzia do obszaru jego poruszania 
się. Używane konwencjonalne przyrządy miernicze, 
takie jak: linijka, ekierka, kątownik itp., przyjmując 
role „wzorca”, określają niepodważalne relacje pomię-
dzy Ideą a Śladem działania*”.

Tomasz (Tomek) Kawiak znany jest przede wszystkim 
z  realizacji „dżinsowych” rzeźb. Tworzy stylizowane 
kompozycje z brązu, ceramiki i metalu, których głów-
nym motywem są proste, niebieskie spodnie  –  PRL-

-owski symbol zachodniego luksusu. Jednak to właśnie 
Kawiak, jako pierwszy, podniósł w Polsce tematykę zaan-
gażowanej ekologii w  sztuce: 1970 roku wykonał per-
formance, polegający na „bandażowaniu” obciętych pni 
i gałęzi drzew. W ten sposób artysta chciał zwrócić uwa-
gę mieszkańców i  władz Lublina na problem nieobec-
ności zieleni w przestrzeni publicznej. Niedługo potem 
wyjechał do Francji  –  studiował w  Paryżu, a  później 
został profesorem Instytutu Artystycznego w Orleanie. 
Pracował tam w  latach 1976–1990, równolegle prowa-
dząc światową akcje tzw. „cegłowania – BRICKWORK” . 
W każdym miejscu na świecie, które odwiedza, zostawia 
Cegłę Tomka Kawiaka: wypaloną w  czerwonej glinie 
i opatrzoną pieczęcią.

* Tomek Kawiak, Ślady 1972–2017, kat. wystawy w Muzeum 
Ziemi Chełmińskiej i Galerii 72, Chełm 2017, s. 25.
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23	 Tadeusz Kantor (1915–1990) Metamorfozy (1949)
tusz, pastel / papier
61,7 × 51,7 cm (w oprawie)
sygnowany i datowany p.d.: Kantor 49
na odwrociu nalepka Galerie de France

estymacja  18 000 – 22 000 PLN *

Tadeusz Kantor (1915 Wielopole Skrzyńskie – 1990 Kra-
ków) –  to jeden z najważniejszych polskich twórców 
awangardowych XX wieku. Był malarzem, rysownikiem, 
scenografem, reżyserem i  teoretykiem sztuki, a  tak-
że wybitnym reformatorem teatru. Tuż przed wojną, 
w  latach 1934–39 studiował na krakowskiej Akademii 
Sztuk Pięknych, w pracowniach Władysława Jarockiego 
i Karola Frycza. W czasie okupacji założył Podziemny 
Teatr Niezależny, gdzie wystawił inscenizację „Balladyny” 
Juliusza Słowackiego (1943) i „Powrotu Odysa” Stanisła-
wa Wyspiańskiego (1944). Współtworzył Grupę Młodych 
Plastyków, a w 1948 roku współorganizował I Wystawę 
Sztuki Nowoczesnej w Krakowie, najważniejsze wyda-
rzenie artystyczne przed wprowadzeniem doktryny 
socrealizmu. W 1950 roku, na cztery lata, wycofał się 
z oficjalnego życia artystycznego, by powrócić do nie-
go w 1955 roku. Założył wówczas (wraz z Marią Jaremą 
i Kazimierzem Mikulskim) Teatr Cricot 2 – kontynuację 
przedwojennego Teatru Artystów Cricot, prowadzonego 
przez Józefa Jaremę. Dwa lata później reaktywował rów-
nież działającą w latach 30. Grupę Krakowską. 

Z Teatrem Cricot 2, bazując na sztukach Stanisława 
Ignacego Witkiewicza, realizował w  kolejnych spek-
taklach Teatr Autonomiczny („Mątwa”, 1956), Teatr Infor-
mel („W małym dworku”, 1961), Teatr Zerowy („Wariat 
i zakonnica”, 1963), Teatr Happeningowy („Kurka wodna”, 
1967), Teatr Niemożliwy („Nadobnisie i koczkodany”, 
1973). Wówczas też rozpoczął poszukiwania własnego 
języka malarskiego – w końcu lat 50. i na początku 60. 
poddał się automatycznemu zapisowi sztuki informel, 
która stawała się niezwykle popularna na Zachodzie. 
Na wystawie w warszawskiej Galerii „Po prostu” i inau-
guracji Galerii Krzysztofory w Krakowie Kantor po raz 
pierwszy zaprezentował abstrakcyjne kompozycje, które 
na stałe zmieniły bieg rodzimej sztuki.
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24	 Jan Tarasin (1926–2009) Przedmioty (1993)
akwarela / papier
58,7 × 46,5 cm (w świetle passe-partout)
sygnowany i datowany l.d.: Tarasin 93

estymacja  15 000 – 20 000 PLN *

„Maluję trochę tak, jak się odmawia różaniec, w któ-
rym paciorki powtarzają się, lecz są zarazem inne. 
Jest to opisywanie różnorodności świata, ale oprócz 
rejestrowania faktów ważne jest w nim poszukiwanie 
mechanizmów rządzących tą różnorodnością*”.

Jan Tarasin – wybitny malarz, grafik i rysownik, a także 
teoretyk sztuki i pedagog. Malarstwo studiował w kra-
kowskiej Akademii Sztuk Pięknych pod kierunkiem m.in. 
Zbigniewa Pronaszki i Wacława Taranczewskiego. Jesz-
cze jako student zadebiutował na słynnej I Wystawie 
Sztuki Nowoczesnej w Krakowie (1948). Przez wiele lat 
wykładał na warszawskiej ASP, a w  latach 1987–1990 
piastował stanowisko jej rektora. W roku 1984 został 
laureatem prestiżowej nagrody im. Jana Cybisa.

Podczas I  Wystawy Sztuki Nowoczesnej Tarasin 
zaprezentował geometryzujące abstrakcje zbliżone do 
ówczesnych poszukiwań Andrzeja Wróblewskiego, jed-
nak już dekadę później formalne eksperymenty dopro-
wadziły go do wypracowania własnego, unikalnego 
stylu. Jego prace – na pozór nieprzedstawiające – zwy-
kle zawierają w swoich tytułach nawiązania do świata 
realnego (Przedmioty, Sytuacje itp.). Tarasin był bowiem 
bacznym obserwatorem widzialnej, materialnej rzeczy-
wistości, jednak roli malarstwa nie upatruje w  naśla-
downictwie natury, lecz we wnikliwym badaniu jej 
mechanizmów i struktur. Upraszczał zatem faktyczne 
przedmioty do poziomu abstrakcyjnych znaków szere-
gowanych w rytmiczne, harmonijne systemy. Nierzadko 
rozmieszczane są w układach pasowych, przywodzących 
na myśl zapis nutowy na pięciolinii. Inne skojarzenie to 
dalekowschodnia kaligrafia, z którą Tarasin zetknął się 
w latach 60. podczas pobytu na stypendium w Chinach 
i  Wietnamie. Niewątpliwie charakterystyczne znaki 
z  jego obrazów tworzą rodzaj symbolicznego alfabetu, 
odczytywanego na poziomie wizualnych struktur.

* J. Tarasin, za: E. Dzikowska, Artyści mówią. Wywiady 
z mistrzami malarstwa, Izabelin–Warszawa 2011, s. 200]
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25	 Henryk Stażewski (1894–1988) Kwadraty (1980)
serigrafia / karton
24 × 24 cm
sygnowany ołówkiem p.d.: H.Stażewski

estymacja  4 000 – 6 000 PLN *

Henryk Stażewski (ur. 1894 w Warszawie – zm. 1988 tam-
że) – malarz, przedstawiciel awangardy geometrycznej, 
twórca reliefów i plakatów, projektant wnętrz, sceno-
graf i teoretyk. Jeden z pionierów sztuki awangardowej 
w Polsce.

Henryk Stażewski w ciągu swojego długiego życia 
niemal nieustannie obecny był na rodzimej scenie arty-
stycznej, zaznaczając swój udział w wiodących nurtach 
i licznych ugrupowaniach awangardowych. Współtwo-
rzył m.in. formację Ekspresjonistów Polskich (od 1919 
r. Formistów), Blok. Praesens, a.r., zaś podczas poby-
tu w Paryżu obracał się w kręgach Cercle et Carré czy 
Abstraction-Création. Po wojnie należał do środowiska 
skupionego wokół warszawskiej Galerii Krzywe Koło, 

a w roku 1966 był jednym z założycieli Galerii Foksal. 
Nawet w sędziwym wieku pozostawał wpływową i nie-
zwykle barwną postacią sztuki współczesnej.

Henryk Stażewski początkowo tworzył prace inspiro-
wane kubizmem, a następnie – pod wpływem Strzemiń-
skiego – konstruktywistyczne. Czerpał także z neopla-
stycznego dorobku Mondriana i grupy De Stijl. W latach 
40. i 50. powrócił do sztuki figuratywnej, choć syntetycz-
nej w formie i silnie zgeometryzowanej. Natomiast na 
okres politycznej odwilży roku 1956 przypada początek 
zainteresowania artysty tworzeniem kompozycji relie-
fowych, które na trzy kolejne dekady zdominowały jego 
twórczość.
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26	 Tadeusz Gustaw Wiktor (ur. 1946) Etiuda obrotowa (niedatowany)
olej / płótno
57 × 64 cm
sygnowany, datowany i opisany na odwrociu: TADEUSZ G. 
WIKTOR | z cyklu: Etiudy obrotowe | ETIUDA OBROTOWA | – 
olej | proponowany układ: diagonalny

estymacja  4 000 – 6 000 PLN *
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27	 Tadeusz Gustaw Wiktor (ur. 1946) Transcendent II-16 (2014)
olej / płótno
178 × 155 cm
sygnowany, opisany i datowany na odwrociu śr.: 
TRANSCENDENT II-16, 2014 T.WIKTOR
sygnowany, datowany i opisany na krośnie śr.: TRANSCENDENT 
II-16, 2014 178/155 cm TADEUSZ GUSTAW WIKTOR

estymacja  24 000 – 34 000 PLN *

Uprawia malarstwo, rysunek i grafikę warsztatową, zaj-
muje się także grafiką projektową, pisze poezję. Ponadto 
zajmuje się krytyką artystyczną. Działalność twórczą 
łączy z aktywnością teoretyczną, której główny przed-
miot stanowi, stworzona przez siebie Jednolita Teo-
ria Pola Pan-obrazu, inspirowana dziełem Kazimierza 
Malewicza „Czarny kwadrat na białym tle”. Studiował 
malarstwo na krakowskiej Akademii Sztuk Pięknych 
w  pracowni Adama Marczyńskiego. Dyplom z  wyróż-
nieniem uzyskał w 1974. Po studiach kontynuował swoje 
eksperymenty z językiem geometrii, zaś od początku lat 
80 rozpoczął, trwającą po dziś dzień, pracę pedagogicz-
ną. Należy do Międzynarodowego Stowarzyszenia Trien-
nale Grafiki. Rozważania nad naturą sztuki popchnę-
ły go w  kierunku studiów tekstów filozofów tradycji 
chrześcijańskiej i  Dalekiego Wschodu, oraz rozpraw 
Carla Gustawa Junga. Refleksje te znalazły odzwier-
ciedlenie w  jego twórczości, przepełnionej treściami 
metafizycznymi i odniesieniami transcendentnymi. Ma 
na swoim koncie 50 wystaw indywidualnych i ponad 400 
wystaw zbiorowych, w tym około 180 wystaw krajowych, 
200 wystaw międzynarodowych i  60 wystaw polskiej 
sztuki za granicą. Otrzymał wiele prestiżowych krajo-
wych i międzynarodowych nagród i wyróżnień, m.in.: 
1978  –  Special Prize, VII Międzynarodowe Biennale 
Grafiki, Kraków; 1983 – Stypendium Fundacji Kultury 
Polskiej, Norrköping (Szwecja).
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28	 Andrzej Gieraga (ur. 1934) Obraz z liniami (2015)
akryl / płyta
100 × 79,5 cm
sygnowany, datowany i opisany na odwrociu: ANDRZEJ 
GIERAGA | OBRAZ Z LINIAMI, 100 × 80 | PŁYTA, AKRYL | 2015
na odwrociu pieczęć autorska z adresem

estymacja  22 000 – 28 000 PLN *

Andrzej Gieraga studiował w PWSSP w Łodzi, gdzie 
w 1971 roku uzyskał dyplom z wyróżnieniem. Po obronie 
pracował w macierzystej uczelni, w latach 1987 – 1990 
pełnił funkcję prorektora. W roku 1990 uzyskał tytuł 
profesora, a w roku 1992 profesora zwyczajnego. W latach 
1990 – 2005 był kierownikiem Katedry Kształcenia Ogól-
noplastycznego. Od 1994 roku jest kierownikiem Katedry 
Malarstwa i Rysunku na Wydziale Sztuki Politechniki 
Radomskiej.

W twórczości Gieragi istotne są trzy elementy – świa-
tło, kolor i geometria. Każda z jego prac jest efektem 
oddziaływania tych trzech czynników. Aby wydobyć 
niuanse działania światła, artysta stosuje relief; zała-
mania powierzchni, budowane za pomocą regularnych, 
geometrycznych form tworzą harmonijną kompozycję, 
w której barwy zdają się pulsować.
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29	 Andrzej Gieraga (ur. 1934) Wertykalny L.V.IX (2008)
akryl / płyta
70 × 35 cm
sygnowany, datowany i opisany na odwrociu: ANDRZEJ 
GIERAGA / WERTYKALNY L.V.IX | PŁYTA, RELIEF, AKRYL | 70 × 35 
CM | 2008
na odwrociu autorska pieczęć z adresem

estymacja  5 000 – 8 000 PLN *
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30	 Wiesław Dembski (1933–2017) Znak magiczny (2001)
olej / płótno
92 × 73 cm
sygnowany, datowany i opisany na odwrociu p.d.: „ZNAK 
MAGICZNY” | OLEJ 92 × 73 2001 | WIESŁAW DEMBSKI

estymacja  3 000 – 6 000 PLN *

Ukończył Liceum Sztuk Plastycznych w Gdyni. Studio-
wał w Państwowej Wyższej Szkole Sztuk Plastycznych 
w Gdańsku, na Wydziale Malarstwa u prof. Krystyny 
Łady-Studnickiej i prof. Jana Cybisa oraz malarstwo 
ścienne u prof. Jacka Żuławskiego i grafikę artystyczną 
u prof. Zygmunta Karolaka. W 1958 roku uzyskał dyplom 
ukończenia studiów z malarstwa. Do malowania powró-
cił po dwuletniej przygodzie z lotnictwem i żeglarstwem. 
Przez kolejne 5 lat pracował w technikum wikliniarskim 
w Kwidzynie, a następnie przez rok uczył bezrobotnych 
w Borach Tucholskich. W latach 1977–1995 kierował 
Doświadczalną Pracownią Graficzną ZPAP „Oficyna” 
przy Państwowej Wyższej Szkole Sztuk Plastycznych 
w Gdańsku. Był inicjatorem wystaw Międzynarodowy 
Warsztat Grafiki „Mezzotinta”, w roku 1984. W 1996 r. 
w  Warszawie otrzymał nominację na profesora Aka-
demii Sztuk Pięknych w  Gdańsku. Na której to pra-
cował do 2002 roku, jako kierownik Pracowni Grafiki 
Warsztatowej. W 1995 roku założył prywatną fundację, 
której celem jest coroczne zapraszanie do swojej galerii 
autorskiej w Ciechocinku, malarzy i grafików. Artysta 
wiele podróżował, wyjeżdżał kilkakrotnie do Niemiec, 
na Węgry, do Francji, Rosji, Holandii, Czech, Włoch 
i Finlandii. Brał udział w ponad 200 wystawach zbioro-
wych malarstwa i grafiki artystycznej. Za swoje prace 
otrzymał ponad 50 nagród i wyróżnień w kraju i za gra-
nicą, a także Złoty i Srebrny Krzyż Zasługi. Jego prace 
znajdują się w bibliotekach: Narodowej w Warszawie, 
miejskiej w Bremie i polskiej w Paryżu, a także w muze-
ach w Gdańsku, Szczecinie, Słupsku, Olsztynie, Lublinie, 
Kaliszu, Lęborku, za granicą w muzeum w Kalmarze 
w Szwecji, w Muzeum w Turku, Raumie w Finlandii, 
w Ermitrażu w Rosji, oraz w kolekcjach prywatnych 
w kraju i za granicą.



55



56

31	 Andrzej Urbanowicz (1938–2011) Listy do Eris 0703 (niedatowany)
technika własna, akryl / płyta
101 × 101 cm
sygnowany i opisany na odwrociu: ANDRZEJ URBANOWICZ | 
LISTY DO ERIS. 0703, monogram wiązany AU

estymacja  18 000 – 22 000 PLN *

Urodził się w 1938 roku w Wilnie. Ukończył studia w Aka-
demii Sztuk Pięknych w Krakowie, mieszkał i pracował 
w Katowicach. W 1979 roku dzięki stypendium Fundacji 
Kościuszkowskiej wyjechał do Stanów Zjednoczonych, 
gdzie przebywał do 1992 roku. Był znawcą i propagato-
rem buddyzmu. Na początku 1960 roku razem z Urszulą 
Broll założył pracownię przy ul. Piastowskiej 1 w Katowi-
cach, a w latach 60. i 70. był zaangażowany w tworzenie 
niezależnego życia artystycznego oraz podziemną dzia-
łalność wydawniczą związaną z problematyką kontrkul-
tury i buddyzmu. Do grona stałych współpracowników 
i przyjaciół artysty należeli m.in.: Urszula Broll, Zdzisław 
Beksiński, czy Henryk Waniek.

W swojej twórczości Urbanowicz nie ograniczał się do 
jednego medium. Malował, tworzył obiekty, realizował 
parateatralne działania. Zmarł w 2011 roku w Szklarskiej 
Porębie.
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32	 Urszula Wilk (ur. 1959) Blumetrie (2020)
olej / płótno
tryptyk
800 × 100 cm
100 × 75 cm 
100 × 75 cm
sygnowany, datowany i opisany na odwrociu: Urszula Wilk | 
2020 | Blumetrie seria | 1/3
sygnowany, datowany i opisany na odwrociu: Urszula | Wilk | 
2020 | 2/3 | seria | Blumetrie
sygnowany, datowany i opisany na odwrociu: Urszula Wilk

estymacja  28 000 – 38 000 PLN

Urszula Wilk to jedna z najważniejszych artystek powo-
jennego środowiska wrocławskiego. Pracuje przede 
wszystkim na papierze, realizując sensualne, abstrak-
cyjne kompozycje farbami wodnymi. Zamiłowanie 
do przejrzystych kolorów i delikatne, acz analityczne 
podejście do plamy barwnej zagwarantowało jej wiele 
nagród na międzynarodowych imprezach artystycznych, 
w tym – pierwszą nagrodę na Międzynarodowym Bien-
nale Akwareli w chińskim Shenzhen.
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33	 Jacek Sienicki (1928–2000) Mięso (1999)
olej / płótno
46 × 55 cm
58,5 × 67,5 cm (w ramie)
sygnowany i datowany p.d.: SIENICKI 99

estymacja  30 000 – 40 000 PLN *

Prezentowany obraz pochodzi z ostatniego, późnego 
i dojrzałego etapu twórczości Jacka Siennickiego. Artysta 
miał już wówczas za sobą kilkanaście wystaw indywi-
dualnych w kraju i za granicą, uznanie krytyków oraz 
tytuł profesora zwyczajnego na wydziale malarstwa 
stołecznej Akademii Sztuk Pięknych. Przez lata uda-
ło mu się wypracować niezwykle rozpoznawalny język 
form plastycznych i zbudować swoją karierę wokół kilku 
ważnych i powtarzających się tematów. Jednym z nich 
były turpistycznie malowane, niezwykle dynamiczne 
i poruszające portrety kawałków zwierzęcego mięsa.

W prezentowanej pracy Siennicki zawarł cały kunszt 
swojego ekspresyjnego stylu malarskiego: wyrazisty dukt 
pędzla, monochromatyczną paletę barwną, przemyśla-
ną kompozycję. Krytycy wielokrotnie podkreślali jego 
fascynację przedmiotem i umiejętność tworzenia zło-
żonych znaczeniowo obrazów wykorzystujących tylko 
jeden obiekt. Jacek Sempoliński pisał: „(…) nazywając Sie-
nickiego portrecistą bardziej zależy mi, aby rozumiano 
to jako chimerę niż prawdę, podobnie jak ci, co nazywa-
jąc go postimpresjonistą czy kolorystą, winni czynić to 
z większą dozą fantazji... Cóż to jest portret? Z pewnego 
punktu widzenia jest to przeciwieństwo sztuki; zwłasz-
cza w czasach pełnego wyzwolenia artysty usytuowanie 
go w miejscu „pośrednictwa” dzięki któremu przedmioty 
mają się ukazywać, znaczy wykluczać go z dominium 
prawdziwej sztuki. Prawdziwy artysta idzie za wezwa-
niem formy, absolutu, abstrakcji – tych sił sprawczych, 
które pojawiają się i zaganiają go gdy sztuka „pęcznieje” 
i toczy się swoim rozpędem. Portretowanie zaś hamo-
wać, się zdaje ów rozpęd uabstrakcyjniania, uogólniania 
a dąży raczej do ujednostkowienia, czyni z każdej rzeczy 
rzecz jedyną. Skoro już padło słowo: rzecz, powiedzieć 
trzeba następne: przedmiot. Nie dlatego by snuć rozwa-
żania o różnicy między nimi, ale by powiedzieć następny 
slogan: malarstwo przedmiotowe. Sienicki jest bowiem 
malarzem przedmiotu, ale z etosu portrecisty wyprowa-
dza naczelną zasadę malowania przedmiotu: to ma być 
ten przedmiot, to światło... Tajemniczy, ale jednak ten, 
a nie inny byt. Tajemniczość realizmu— jeśli się pojawia, 
bywa zaskakująca, podwojona niejako i dwustopniowa”*.
* J. Sempoliński, Malarstwo Jacka Siennickiego, w: Jacek Siennic-
ki. Malarstwo i rysunek, kat. wystawy w Muzeum Archidiecezji 

Warszawskiej, 18.05–27.06. 1992, Warszawa 1992, s. nlb.
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34	 Jacek Sienicki (1928–2000) Wnętrze pracowni (1987)
olej / płótno
72 × 59 cm
opisany na odwrociu: Praca Jacka Sienickiego, r. 1987, 

„Wnętrze pracowni” | W.Sienicka
Wystawiany:

∙∙ Jacek Sienicki, Obrazy, Galeria Współczesnej Sztuki Sakralnej 
w Kielcach, 2010/2011.
Reprodukowany:

∙∙ Jacek Sienicki, Obrazy, Galeria Współczesnej Sztuki Sakralnej 
w Kielcach, 2010/2011, s. 14.

estymacja  34 000 – 46 000 PLN *
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35	 Zdzisław Stanek (1925–1996) Światłokwiat IV (1962)
olej / płótno
65 × 52 cm
sygnowany i datowany p.d.: Z. Stanek 62
na odwrociu nalepka z danymi pracy

estymacja  8 000 – 12 000 PLN *

Zdzisław Stanek był jednym z najciekawszych twórców 
śląskiej neoawangardy. Należał ponadto do grona nie-
licznych plastyków, którzy potrafili podjąć i twórczo 
rozwinąć nowatorskie koncepcje Władysława Strze-
mińskiego, wyrażone zwłaszcza w jego fundamentalnej 

„Teorii widzenia”. Pierwsze pochlebne opinie na temat 
Stanka wyrażał już w 1956 roku przyjaciel Strzemińskie-
go, Julian Przyboś. Z wielkim uznaniem pisał on o twór-
czości śląskiego malarza: „Stanek chwyta w siatkówkę 
oka zaiste duchy świetlne przedmiotów. Można by rzec, 
że jest malarzem ucieleśnionych przez barwne światło 
aniołów stróżów materii. Już nie dotyka jej swoim pędz-
lem, oderwał się od niej, ale nie zgubił w dowolności [...] 
Dojrzał więc Stanek to, czego dotychczas nie malowano, 
a więc zapewne nie dostrzegano. Obrazy jego mają więc 
surowość pierwszych studiów nowo odkrytego obszaru 
widzenia” . W 1953 roku Stanek po raz pierwszy zaprezen-
tował swoje prace na nieoficjalnej wystawie zorganizo-
wanej w domu Sylwestra Wieczorka na Bradzie w Łazi-
skach Górnych. Rok 1958 był dla Stanka przełomowy. To 
wówczas – pomimo nie posiadania dyplomu ukończenia 
szkoły artystycznej – został przyjęty do Związku Polskich 
Artystów Plastyków. Wtedy także odbył się pierwszy 
indywidualny pokaz jego prac zorganizowany w sto-
łecznej Galerii Krzywe Koło. Dzięki surowej dyscyplinie 
twórczej dzieła Stanka wyróżniają się pozytywnie na tle 
modnego wówczas malarstwa materii, nazbyt fetyszy-
zującego spontaniczność i emocjonalność artystycznego 
gestu. W pracach śląskiego malarza nie ma elementów 
przypadkowych: budował on swoje kompozycje z równą 
uwagą i rozmysłem, co architekt projektujący budynki. 
Inspirując się naturą, radykalnie ją przekształcał, two-
rząc prace utrzymane w duchu abstrakcji biologicznej. 
Podkreślał, że w  szczególny sposób interesowała go 
międzyprzestrzeń, czyli to, co wydarza się pomiędzy 
przedmiotami. Chwytał w oko feeryczne zjawy świetl-
ne, wypełniające powidokami obszary rozciągające się 
pomiędzy oświetlonymi obiektami. W równym stopniu 
co kwestie międzyprzestrzeni fascynowały go oświetlone 
formy występujące w naturze, czego świadectwem są pra-
ce z lat 60. grupowane w cyklach takich jak „Światłodrze-
wa” i „Światłokwiaty”. W „Światłoformach” z końca lat 50. 
pojawiały się siatkowate wstążki kształtów sąsiadujące 
z obłymi obiektami, przywodzącymi na myśl rozżarzone 
tajemniczym światłem komórki.
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36	 Bronisław Kierzkowski (1924–1993) Kompozycja fakturowa (niedatowany)
technika mieszana
80 × 68 cm
sygnowany, datowany i opisany na odwrociu śr.g.: 
KOMPOZYCJA FAKTUROWA | BRONISŁAW | KIERZKOWSKI | 
WARSZAWA
Pochodzenie:

∙∙ kolekcja prywatna, Paryż
Wystawiany:

∙∙ Sztuka współczesna z kolekcji W. Fibaka, Galeria Sztuki 
Nowoczesnej, Bydgoszcz, 23.06–26.08.2018
Reprodukowany:

∙∙ Sztuka współczesna z kolekcji W. Fibaka, kat. wystawy, 
Muzeum Okręgowe im. L. Wyczółkowskiego w Bydgoszczy, 
2018, str. 137 (il.)

estymacja 75 000 – 95 000 pln *

Prezentowana praca to przykład jednych z najbardziej 
charakterystycznych kompozycji 2 poł. XX wieku. Bro-
nisław Kierzkowski, inspirując się malarstwem materii 
i  sztuką wizualnego marginesu, tworzył niepowta-
rzalne, bardzo wyraziste reliefy, wykorzystując do ich 
realizacji fragmenty zardzewiałego metalu, odpadki 
ze złomu i  czysty, biały gips. „Kompozycje fakturo-
we” są obiektami z  pogranicza malarstwa i  rzeźby. 
Kierzkowski akcentował w nich chropowatość tynku, 
wyrazistą fakturę zardzewiałej blachy, lepkość gipsu, 
twardą strukturę stalowych drutów. Według Piotra 
Majewskiego, badacza malarstwa materii, Bronisław 
Kierzkowski wypracował własną, indywidualną meto-
dę twórczą:

„Typ kompozycji, który opracował Kierzkowski, 
począwszy od tytułu («Kompozycja fakturowa»), 
poprzez sposób wykonania i użyte materiały, był 
oryginalny, charakterystyczny i  rozpoznawalny. 
Kierzkowski zrezygnował z farb, zastępując je mate-
riałami, jak gips, blachy, metalowe paski, materiały 
tekstylne i plastiki. Wszystkie one, posiadając wła-
sny kolor, odrębną strukturę powierzchni i «ekspre-
sję», służyły komponowaniu obrazu w taki sposób, 
jak robi to malarz posługujący się farbami, układając 
je na powierzchni w określonym porządku. Podob-
nie Kierzkowski komponował obrazy z wykorzysta-
niem rozmaitych materiałów, które wprost włączał 
do zaprojektowanego przez siebie układu*”.

„Kompozycje fakturowe” powstawały od 1957 roku do 
lat 90., kiedy to Kierzkowski skupił się na mniejszych 
formach plastycznych. Programowo antyestetyczne 
realizacje na stałe znalazły się w kanonie współczesnej 
sztuki. Aleksander Wojciechowski pisał o jego pracach:

„[Kierzkowski] podkreśla konkretność metalu, zesta-
wiając go z płynnością masy gipsowej. […] Jest to 
surowość pustynnego krajobrazu. Nie ma w  nim 
życia, są jedynie jego martwe ślady: szkielety ryb 
przysypane gorącym pisakiem. Może pokazuje je 
artysta po to, aby przypomnieć, że i one stanowiły 
niegdyś część żywego świata? Właśnie to niewypo-
wiedziane słowo niegdyś – zawierające w sobie tre-
ści przemijania – towarzyszyło w tym okresie sztuce 
Kierzkowskiego**”. 
* P. Majewski, Malarstwo materii w Polsce jako formuła 

„nowoczesności”, Lublin 2006, s. 156.
** A. Wojciechowski, Młode malarstwo polskie 1944–1974, 

Wrocław 1983, s. 84–85.
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37	 Henryk Musiałowicz (1914–2015) Z cyklu „Narodziny Ziemi” (1987)
technika mieszana, olej, złota farba, piasek / płyta pilśniowa
38 × 55 cm
sygnowany i datowany na odwrociu: Z CYKLU: NARODZINY 
ZIEMI | 38 × 55 | 1987 | MUSIAŁOWICZ

estymacja  9 000 – 11 000 PLN *

„Malarstwo mi najbliższe jest przejawem sztuki subiek-
tywnej, syntetycznej i symbolicznej. Wielką sztukę 
identyfikuję ze sztuką prymitywną, ze sztuka taką, 
jaką przeczuwali instynktownie twórcy pierwszych 
artystycznych wyobrażeń – symbolu i znaku. Były 
one źródłem mądrości i  siły magicznej”. (Henryk 
Musiałowicz)

Henryk Musiałowicz – malarz, grafik i rysownik. Tuż po 
wojnie należał do grupy „Warszawa”. Ukończył Państwo-
wą Szkołę Sztuk Zdobniczych i Przemysłu Artystycznego 
w Poznaniu (1936), a następnie warszawską Akademię 
Sztuk Pięknych (1947), gdzie studiował pod kierunkiem 
Feliksa Szczęsnego Kowarskiego. W 1957 roku Musia-
łowicz odbył podróż do Holandii, gdzie bezpośrednio 
zetknął się z późnym malarstwem Rembrandta i Van 
Gogha, które wywarło na nim silne wrażenie i, jak sam 
twierdzi, zaważyło na jego dalszych poszukiwaniach 
artystycznych. W tym czasie na stałe ustala się formuła 
sztuki Musiałowicza, której archetypicznemu wzoro-
wi jest wierny do dzisiaj. Musiałowicz grupuje prace 
w monotematyczne serie, a jego malarstwo charaktery-
zuje silna synteza form oraz bogata, pofałdowana, nie-
mal reliefowa faktura, która sprawia wrażenie inkrusto-
wanej. Artysta używa gęstej masy farby, w którą wtapia 
organiczne materiały takie jak piasek czy drobne kamie-
nie. Mroczna kolorystyka Musiałowicza oraz struktura 
farby rodzi skojarzenie ze smołą bądź zastygającą lawą. 
Artysta „zdobi” czarną powierzchnię płótna akcentami 
barw – przede wszystkim złotej, czerwonej i białej. Na 
pierwszy plan wysuwają się niezwykłe wartości dekora-
cyjne jego malarstwa. Jednak pod detaliczną strukturą 
farby ukryta jest zagadka, interesująca metafora odwołu-
jąca się do świata przyrody oraz spraw egzystencjalnych.
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38	 Anna Szpakowska-Kujawska (ur. 1931) Bez tytułu, z cyklu Dionizje (1962)
akwarela / papier naklejony na deskę
71,5 × 96 cm
86,5 × 111,5 cm (z oprawą)
sygnowany i datowany p.d.: Anna Szpakowska-Kujawska 1962

estymacja  18 000 – 24 000 PLN *

Anna Szpakowska-Kujawska ur. w 1931 roku w Bydgosz-
czy. Studiowała na Państwowej Wyższej Szkole Sztuk 
Plastycznych we Wrocławiu, na Wydziale Malarstwa 
Architektonicznego. Dyplom w 1956 roku zrealizowała 
w pracowni prof. Marii Dawskiej oraz prof. Eugeniu-
sza Gepperta. W latach 1977—1984 mieszkała w Nige-
rii, uczyła rysunku oraz malarstwa w Kwara College of 
Education w Ilorin.

„Od 1961 roku działała w tzw. Szkole Wrocławskiej 
(od 1967 roku zwanej Grupą Wrocławską), do której 
należał m.in. Józef Hałas, Eugeniusz Geppert, Alfons 
Mazurkiewicz, Zdzisław Jurkiewicz, Jan Chwałczyk, 
Wanda Gołkowska czy Janina Żemojtel. Grupa ta sku-
piała najwybitniejszych artystów sceny wrocławskiej 
od lat 60. do 90. Jest przede wszystkim malarką, ale 
zajmuje się także rysunkiem, ceramiką, kolażem oraz 
rzeźbą w brązie. Brała udział w słynnym Sympozjum 
Wrocław ’70, na którym wyłaniały się i krystalizo-
wały nowatorskie idee w świecie sztuki, z koncep-
tualizmem na czele. Na początku jej artystycznej 
kariery istotne stałe się inspiracje z podróży, np. rejs 
po Morzu Czarnym oraz Śródziemnym w 1961 roku. 
Owocem tej wyprawy są cykle „Aleksandryjczycy” 
oraz „Dionizje” — opowieści o poszukiwaniu radości 
w życiu oraz międzyludzkich więziach emocjonalnych. 
W tym samym czasie maluje wiele portretów, zarów-
no znajomych osób, jak i przypadkowych przechod-
niów. Człowiek, jego psychika, uczucia i emocje stają 
się głównym tematem jej artystycznych, twórczych 
zainteresowań. W trakcie podróży do Azji Centralnej 
w 1963 roku natomiast zainspirowana zostaje pro-
stotą tamtejszej architektury — glinianymi domami 
i świątyniami z cegły. Inspiracja ich bryłami staje się 
od tego momentu dominującym motywem w twór-
czości Szpakowskiej-Kujawskiej. Uproszczone formy, 
obłe kształty, nieregularne linie transferuje ze sfery 
architektury do swoich prac. Ludzie w jej obrazach 
stają się postaciami syntetycznymi, a zarazem nie-
wykończonymi, niedokładnymi. Postać człowieka 
jest tutaj zhomogenizowana, należy raczej mówić 
o masie ludzkiej, grupie podobnych do siebie, zuni-
fikowanych jednostek.” Źródło: M.A. Krakowiak, Anna 
Szpakowska-Kujawska, http://www.zacheta.wroclaw.pl/
artysci/291-szpakowska-kujawska-anna.html (dostęp 
25.02.2020)
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39	 Eugeniusz Markowski (1912–2007) Portret Jowity (lata 70. XX w.)
olej / płótno
81,5 × 65,7 cm
sygnowany p.d.: m
na odwrociu, na blejtramie cztery papierowe nalepki 
eksportowe z błędnym tytułem „portret Elżbiety”

estymacja  22 000 – 30 000 PLN *

Prezentowana praca stanowi niezwykły, formalny wyją-
tek w neoekspresyjnej działalności artystycznej Euge-
niusza Markowskiego. „Portret Jowity”, utrzymany 
w stonowanej, wręcz monochromatycznej kolorystyce 
przedstawia młodą, uśmiechniętą kobietę, siedzącą na 
krześle. Jej twarz jest malowana realistycznie, nawią-
zuje nieco do postimpresjonistycznej stylizacji. Znaczą-
co odcina się od jasnej, monochromatycznej sylwetki 
postaci, oddanej już w sposób zdecydowanie bardziej 
charakterystyczny dla Markowskiego.
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40	 Andrzej Fogtt (ur. 1950) Autoportret (2006)
olej / płótno
60 × 60 cm
sygnowany p.d.: A-Fogtt

estymacja  4 000 – 6 000 PLN *

„Jestem hedonistą, a malarstwo to dla mnie wielka roz-
kosz. Jest to swego rodzaju wielopoziomowe pozna-
wanie siebie samego. Podczas malowania każdego 
kolejnego obrazu, odkrywamy coś nowego w sobie. 
Malarstwo w ogóle ma bardzo ciekawą strukturę 
poznawczą”.

P. Rogaliński, Andrzej Fogtt: malarstwo to dla mnie 
ogromna przyjemność, „Przegląd Dziennikarski” (21 

czerwca 2018).
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41	 Zdzisław Nitka (ur. 1962) Jeleń i żółta głowa (2010)
olej / płótno
120 × 111,5cm
sygnowany i datowany p.d.: Z. Nitka ‘10
sygnowany, opisany i datowany na odwrociu l.g.: Z. Nitka | 

„JELEŃ I ŻOŁTA GŁOWA” | 2010

estymacja  15 000 – 20 000 PLN *

„Na studiach przez prawie trzy lata malowałem abs-
trakcją. [...] Poszedłem w stroną figuratywizmu. Jed-
nak tak, jak nie można zacząć malować abstrakcji 
bez znajomości natury, uznają, że trzeba znać pro-
blemy abstrakcji, żeby przejść dziś na poziom figu-
ratywności i ekspresji. Nie można porzucić tego, co 
już w sztuce było. Nie można pomijać np. tradycji 
amerykańskiej abstrakcji ekspresjonistycznej. Nie 
można nie uwzględniać doświadczeń konceptualizmu, 
video, sztuki poczty, happeningów, performance etc. 

Doświadczenia konceptualizmu są bardzo inspiru-
jące. Myślenie konceptualne sprawia, że mój obraz 
powstaje najpierw w głowie, na długo przed malo-
waniem. Projektuję go i to projektowanie jest długą 
fazą wstępną. Zbieram zdjącia, robię szkice. Jest to 
dla mnie najważniejsza faza – właśnie ta faza przed 
malowaniem”.

Źródło: Z. Nitka, w: Zdzisław Nitka. Malarstwo, 
kat. wystawy, Galeria GI. Zielona Góra 1994 , s.nlb.
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42	 Antoni Fałat (ur. 1942) Portret rodzinny (1987)
olej / płótno
80 × 59,5 cm
95,5 × 76 cm (w oprawie)
sygnowany i datowany p.d.: Antoni Fałat | 3 [w okręgu] 6.II.87
na odwrociu: [nieczytelne]

estymacja  9 000 – 12 000 PLN *

Studiował na Wydziale Malarstwa Akademii Sztuk 
Pięknych w Warszawie. W 1969 roku otrzymał dyplom 
z wyróżnieniem w pracowni prof. Aleksandra Kobzde-
ja. Zajmuje się malarstwem, rysunkiem i grafiką. Był 
współzałożycielem grupy Aut, której program znalazł 
wyraz w tytule wystawy zorganizowanej w 1970 roku 
w warszawskiej galerii MDM – „Polska figuracja, polski 
styl, polska egzotyka”. Brał udział w ruchu artystycznym 

„O poprawę”. W 1992 roku artysta założył Europejską 
Akademię Sztuk w Warszawie. W latach 1992–1996 był 
członkiem Rady Kultury przy Prezydencie RP.
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43	 Henryk Laskowski (ur. 1951) Coraz bardziej się czerwieni (2015)
akryl / płótno
110 × 89 cm
sygnowany, datowany i opisany na odwrociup.d.: ,CORAZ 
BARDZIEJ SIĘ CZERWIENI” | H.LASKOWSKI | 2015 A (w okręgu); 
l.d.: A.P.
Wystawiany:

∙∙ Realizm. Dwa spojrzenia, Galeria Miejska BWA w Bydgoszczy, 
20.03–29.04.2018
Reprodukowany:

∙∙ Realizm. Dwa spojrzenia, Bydgoszcz 2018, s. 37

estymacja  10 000 – 14 000 PLN

Laskowski studiował w  Państwowej Wyższej Szkole 
Sztuk Plastycznych (obecnie ASP) w Poznaniu w latach 
1972–1977, gdzie z wyróżnieniem obronił dyplom z w Pra-
cowni Litografii pod kierunkiem prof. Lucjana Mia-
nowskiego. Aneks do dyplomu zrealizował w pracowni 
ilustracji i plakatu prof. Waldemara Świerzego. W latach 
80. zajmował się grafiką wydawniczą, plakatem, ilustra-
cją książkową, malarstwem. Rok 1981 zatrzymał go na 
przypadkowej emigracji we Francji. W Paryżu mieszkał 
do 1983 roku. Po powrocie do Polski, w  latach 80. zaj-
mował się grafiką wydawniczą , rysunkiem oraz – spo-
radycznie – malarstwem. Pobyt we Francji (2001–2003), 
a  także podróże do Włoch, Hiszpanii i Anglii spowo-
dowały u niego większe zainteresowanie malarstwem 
jako medium, które lepiej pozwala opisać otaczającą 
rzeczywistość. W swoich pracach porusza się w kręgu 
szeroko pojętej tematyki miejskiej. Interesuje go także 
pejzaż, natura i człowiek. Zazwyczaj przemawia łagodnie, 
posługując się językiem poetyckiej metafory. Rolę nieod-
łącznego szkicownika pełni u niego aparat fotograficzny. 
Uchwycone okiem obiektywu fragmenty rzeczywistości 
interpretuje przy użyciu środków właściwych malarstwu.
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44	 Andrzej Bieńkowski (ur. 1946) Ważna osobistość z przyprawionym nosem spoczywająca 
na pneumatycznej poduszce (1973)
akryl, tempera / płótno
73,5 × 92 cm
75 × 94 cm (z oprawą)
sygnowany i datowany l.d.: AK BIEŃKOWSKI 73
sygnowany, datowany i opisany na odwrociu na krośnie 
śr.g.: ANDRZEJ BIEŃKOWSKI 1973 | „Ważna osobistość 
z przyprawionym nosem spoczywająca na pneumatycznej 
poduszce” | Tempera + akryl 90 × 70 cm
opisany na odwrociu wzdłuż prawej krawędzi: “IMPORTANT 
PERSONALITY RESTING ON PNEUMATIC PILLOW”
Pochodzenie:

∙∙ od lat 70. kolekcja prywatna, Polska
∙∙ kolekcja prywatna, Los Angeles

estymacja  14 000 – 18 000 PLN *

Prezentowana praca pochodzi z początku lat 70., czyli 
okresu debiutu artystycznego Andrzeja Bieńkowskiego. 
Malarz miał już za sobą studia w warszawskiej Akademii 
Sztuk Pięknych, a także pierwsze fascynacje kulturą wsi. 
W jednym z wywiadów wspominał:

„W połowie lat 70. usłyszałem nagranie Kazimierza 
Meto – genialnego skrzypka z Gliny – i  jego muzy-
ka mnie zelektryzowała. Tak samo jak wcześniej 
Lutosławski, Hendrix czy Miles Davis. Takie same 
ciarki mnie przeszły. To było coś kompletnie innego 
niż muzyka ludowa w wykonaniu orkiestry Dzier-
żanowskiego czy zespołu Mazowsze, której pełno 
było w radiu w czasach mojego dzieciństwa. Nie mia-
łem pojęcia, że taka muzyka istnieje. […] Najpierw, 
w latach 70. jeździłem na wieś po prostu, żeby słu-
chać. Potem uznałem, że ta muzyka nie może tak po 
prostu ulecieć i zacząłem nagrywać – bo może ktoś, 
kiedyś... Dla siebie. Kilka prób zarażenia znajomych 
moją fascynacją zakończyło się katastrofą. Dla nich 
ta wieś to był obciach, a mnie mieli za świra*”.

Swoją pasję do muzyki ludowej zaczął przekładać na 
język form malarskich: w  jego obrazach pojawiły się 
wibrujące, pełne wyrazistej kolorystyki motywy, będą-
ce odwzorowaniem fantastycznej wyobraźni malarza. 
Artysta pełnymi garściami czerpał z folkowej estetyki, 
łącząc płynną, nieco automatyczną kreskę z mięsistymi 
plamami koloru. Wykorzystywał inspiracje sztuką naiw-
ną, nieskrępowanym akademicką estetyką sposobem 
łączenia kolorów i kształtów, a także – szczerością przed-
stawień. W jego figuratywnych obrazach jest wiele ironii 
i groteski – gwasze i obrazy olejne zapełniał wymyślnymi 

„człekostworami”.
Bieńkowski w 1980 roku rozpoczął badania etnogra-

ficzne – projekt Muzyka Odnaleziona. Interesuje go wieś 
ze swoimi problemami, ale przede wszystkim muzyka, 

losy i kondycja muzykantów – wiejskich artystów. Poszu-
kuje instrumentów, odnawia je, rekonstruuje dawne 
kapele wiejskie.

Artysta współpracował z warszawskim Domem Tań-
ca, prezentował swoje nagrania w 2. programie PR (wraz 
z Marią Baliszewską) w audycjach Muzyka Odnaleziona, 
a także gościł w magazynie „Źródła” u Anny Szewczuk-

-Czech. Dokumentuje materiały i  nagrania początko-
wo w Radomskiem, Rawskim, Łódzkim, później także 
Lubelskim, od 2003 roku na Ukrainie i Białorusi. W trak-
cie swoich wypraw na wieś zgromadził prywatne archi-
wum etnograficzne, zawierające nagrania audio, video, 
zdjęcia (w tym archiwalne) oraz instrumenty. Publikuje 
swoje zbiory muzyki wiejskiej w wydawnictwie Muzyka 
Odnaleziona, a w 2012 roku założył fundację Muzyka 
Odnaleziona, która zajmuje się porządkowaniem, digi-
talizacją i udostępnianiem archiwum etnograficznego.

Bieńkowski jest malarzem, fotografem, etnografem 
i  wielkim propagatorem muzycznej kultury ludowej. 
Urodził się w  1946 roku w  Warszawie  –  studiował na 
Wydziale Malarstwa, a potem na Wydziale Grafiki ASP 
w Warszawie. Dyplom otrzymał w 1971 roku. Obecnie 
jako profesor prowadzi pracownię malarstwa i rysunku 
na Wydziale Wzornictwa w swojej macierzystej uczelni. 
Miał kilkadziesiąt wystaw w Polsce, Danii, Szwecji, Wło-
szech, Japonii, Niemczech, Szwajcarii. Jego obrazy znaj-
dują się w zbiorach muzealnych i w kolekcjach prywat-
nych w kraju i za granicą. W trakcie swoich wypraw na 
wieś zgromadził imponujące prywatne archiwum etno-
graficzne, zawierające tysiące nagrań audio, video oraz 
zdjęć z Polski i Ukrainy. Napisał książki: „Ostatni wiejscy 
muzykanci – ludzie, obyczaje, muzyka” oraz „Sprzedana 
muzyka”. Laureat nagrody im. Oskara Kolberga.
* https://wyborcza.pl/1,75410,9912030,Andrzej_Bienkowski__

Poszukiwacz_szamanow.html, data dostępu: 15.02.2020
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45	 Wiesław Wałkuski (ur. 1956) Jezioro Łabędzie (2002–2018)
100 × 70 cm
olej / płótno naciągnięte na sklejkę

estymacja  14 000 – 16 000 PLN

Urodził się w Białymstoku w roku 1956. W latach 1976–
1981 studiował na Akademii Sztuk Pięknych w Warsza-
wie pod kierunkiem prof. Teresy Pągowskiej – malar-
stwo i prof. Macieja Urbańca – projektowanie graficzne. 
W latach osiemdziesiątych współpracował z szeregiem 
wydawnictw warszawskich, teatrami oraz Polfilmem 
i Filmem Polskim  – dystrybutorami filmowymi. Od 
roku 1987, jako niezależny twórca , zajmuje się plakatem 

artystycznym , ilustracją , malarstwem. Na swoim koncie 
ma ponad 200 wydanych plakatów. Zaliczany do grona 
najwybitniejszych na świecie współczesnych artystów 
projektujących plakaty artystyczne. Jest jednak przede 
wszystkim malarzem i w swojej pracy zawsze posługuje 
się klasyczną metodą malarską, co szczególnie podkreśla. 
Mieszka i pracuje w Warszawie.
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46	 Wiesław Wałkuski (ur. 1956) La vie en rose (2020)
olej / sklejka
80 × 60 cm

estymacja  8 000 – 10 000 PLN
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47	 Eugeniusz Geno Małkowski (1942–2016) Popiół i nadzieja (niedatowany)
olej / płótno
102 × 82 cm
sygnowany na odwrociu: Małkowski

estymacja  1 500 – 2 000 PLN *

Urodził się w Gdyni. Studiował na wydziale malarstwa 
warszawskiej Akademii Sztuk Pieknych, 1968 roku otrzy-
mał dyplom. Mieszkał i tworzył w Warszawie i Olsztynie.

W 1969 założył grupę artystyczną Arka, którą w 1972 
przekształcił w szerszy ruch artystyczny, pod nazwą 
O Poprawę, skupiający do 1977 roku ok. osiemdziesięciu 
artystów z Warszawy, m.in. Jana Dobkowskiego, Anto-
niego Fałata, Łukasza Korolkiewicza, Ewę Kuryluk, czy 
Marka Sapetto. 

Od 1991 systematycznie jeździł do Paryża, gdzie orga-
nizował publiczne akcje Wspólnego Malowania. W 1994 
w Paryżu powołał Stowarzyszenie Odnowy Sztuki (ARA), 
a w 1995 jego odpowiednik Polsce. W latach 1994-1996 
w Paryżu uczestniczył w wielu wystawach zbiorowych 
oraz kilku wystawach indywidualnych. W 1996 stwo-
rzył pracownię Galeria Inicjatyw Twórczych w Warszawie, 
w której zrealizował kilkanaście wystaw zbiorowych.

W 1991 rozpoczął pracę w Wyższej Szkole Pedagogicz-
nej w Zakładzie Wychowania Plastycznego w Olsztynie 
na stanowisku starszego wykładowcy. W 1997 uzyskał 
stopień doktora na Akademii Sztuk Pięknych w Gdańsku, 
a w 2005 stopień doktora habilitowanego.
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48	 Janusz Przybylski (1937–1998) Gablota VIII (1974)
akryl / płótno
77 × 61 cm
sygnowany, datowany i opisany na odwrociu l.g.: JANUSZ 
PRZYBYLSKI | „GABLOTA VIII” 1974 | 77 × 61 cm. ACRYL

estymacja  15 000 – 18 000 PLN

Janusz Przybylski kończył w  1963 roku studia w  Aka-
demii Sztuk Pięknych w  Warszawie pod kierunkiem 
Aleksandra Kobzdeja, pracował w  macierzystej uczel-
ni, a 1987 roku otrzymał tytuł profesora. Zajmował się 
malarstwem, rysunkiem, grafiką warsztatową i projek-
towaniem graficznym. Jego twórczość została wielo-
krotnie nagrodzona, m.in. I nagrodą na Internationale 
Graphik-Ausstellung w Wiedniu w 1967 roku, Złotym 
Medalem na XI Biennale Sztuki w  Sao Paolo w  1971, 
Grand Prix na VI Festiwalu Polskiego Malarstwa Współ-
czesnego w Szczecinie w 1972 roku, czy Medalem Apollo 
we Włoszech.

„Gabloty” to tuż obok „Czasy utraconego” i „Zaklętego 
kręgu” jeden z najbardziej znanych cykli w twórczości 
Przybylskiego. Od 1965 roku artysta porzucił malarstwo 
materii i abstrakcję, które uprawiał w okresie akademic-
kim, szybko stając się jednym z najwybitniejszych przed-
stawicieli polskiej sztuki figuratywnej. Jego twórczość 
to swoista podróż w czasie – Przybylski zafascynowany 
sztuką Francisa Bacona, grafikami Goi, szkicami Vela-
zqueza, czy malarstwem Jacka Malczewskiego, prowadzi 
z mistrzami z przeszłości nieustanny dialog, traktując 
ich jak współczesnych sobie. Nie tylko powtarza treści, 
motywy i  znaki, ale także na poziomie formalnym  – 
dzięki perfekcyjnie opanowanemu warsztatowi – grając 
linią i kolorem, umiejętnie kreując malarskie przestrze-
nie za pomocą kresek i plam.

Jak pisze o twórczości Janusza Przybylskiego Dorota 
Folga-Januszewska:

„Sposób myślenia i obrazowania Przybylskiego kata-
pultował do innej przestrzeni. Wirowały światy, Goya 
był młodszy od Picassa, wszystkich obezwładniał 
w tańcu śmierci Jacek Malczewski, a z cienia wyła-
niało się nagle krzesło elektryczne z serigrafii Warhola. 
Nikt jeszcze wtedy nie rozmawiał o postmodernizmie, 
ale Przybylski rozpylił już w atmosferze pytanie, czy 
sekwencje czasu mają jakiekolwiek znaczenie dla 
rozwoju sztuki. Prowokacja okazała się udana. Fakty, 
podejrzenia i fantazje obecne w historii obrazowania 
wirowały w nowym porządku”. [Źródło: D. Folga-Ja-
nuszewska, Janusz Przybylski i odwieczna rozmowa arty-
stów [w:] Janusz Przybylski, kat. wystawy, Galeria Opera 
25.05–07.07.2015, s. 5]
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49 ↑	 Edward Dwurnik (1943–2018) Kraków – Planty (1967)
ołówek / papier
29,7 × 41,8 cm
sygnowany i datowany p.g.: EDwurnik | 67.
opatrzony autorską pieczęcią śr.d.
na odwrociu p.g. pieczęć autorska

estymacja  4 500 – 6 500 PLN *

50 →	 Jan Lebenstein (1930–1999) Przy stoliku (1977)
litografia/papier
18 × 13 cm
sygnowany i datowany p.d.: LEBENSTEIN 77
opisany l.d.: 57/99

estymacja  2 000 – 4 000 PLN *

„Jego protagoniści – bo jest coś z teatru, teatru snów 
w malarstwie Lebensteina – z grubsza dzielą się na 
dwa rodzaje: bestia i kobieta. Obie wydają się schwy-
tane w pułapkę, nawzajem sobą umęczone i upoko-
rzone. Przy czym, mimo wszystko, kobieta nie jest 
u niego budzącą litość ofiarą bestii. Bestie Leben-
steina nie są sataniczne, raczej bezbronne i swoim 

bestialstwem zaambarasowane i wylękłe. Za to syl-
wetki kobiece, w wulgarnym przeroście swych cielsk, 
coraz bardziej przerażają i wolimy jego smutne, zakło-
potane Minotaury i Sfinksy, przysiadłe niezgrabnie 
na brzegu jakiejś wanny czy sofy, gdy ona – kobieta 
króluje, prowokując i zwodząc.” – cyt. za: Z. Romano-
wicz, Jan Lebenstein, „Wiadomości”, Londyn 1971, nr 3.
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51 ↑	 Jan Lebenstein (1930–1999) Course pétrifiée (1973)
litografia / papier
49 × 69 cm
sygnowany i datowany p.d.: LEBENSTEIN 73
opisany l.d.: 63/100

estymacja  2 500 – 4 500 PLN *

52 →	 Jan Lebenstein (1930–1999) Ilustracja do wierszy Białoszewskiego (niedatowany)
tusz / papier milimetrowy
56,5 × 35 cm (w świetle passe-partout)
76 × 57 cm (z oprawą)
opisany l.d.: M. Białoszewski „Malowidła Odrzykońskie”
sygnowany i opisany p.d.: Lebenstein | Ilustracja do wierszy B.

estymacja  17 000 – 22 000 PLN *
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53	 Jan Lebenstein (1930–1999) Minstrele. Ilustracja poezji E. Montale (1972)
litografia barwna, papier
ed. 80/100
32x22 cm (w świetle passe-partout) 
sygnowany p.g.: Lebenstein
opisany l.d.: 80/100

estymacja  1 200 – 2 000 PLN *
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54	 Dorota Grynczel (1950–2018) Kompozycja 20 (2010)
akwarela / papier
74,5 × 49,5 cm
sygnowany i opisany na odwrociu: KOMPOZYCJA | GRYNCZEL | 
DOROTA | 20/2010

estymacja  4 000 – 6 000 PLN

Dorota Grynczel kończyła studia w pracowni Jana Tara-
sina, jednak jak sama podkreślała, długoletnie kontakty 
ze Stefanem Gierowskim miały znaczący wpływ na jej 
twórczość. Ci, którzy zobaczyli jej obrazy, często myl-
nie twierdzą, że musiała się kształcić w jego pracowni. 
Trudno jednak nie mówić o pewnym dialogu malarskim 
między nimi, gdyż sama artystka w  rozmowie ze Zbi-
gniewem Taranienką zaznaczała:

[...] z kolorem można zrobić coś więcej: widać to choć-
by w obrazach Gierowskiego, które mogłam ostat-
nio oglądać. Kolory w jego obrazach mają własne 
wewnętrzne życie, tajemnicze i nieuchwytne, a jed-
nocześnie podlegają dotykowi. Nie mam takich umie-
jętności kolorystycznych jak Gierowski, ale wydaje mi 
się, że w moich obrazach ciągle jest za mało takiego 
wewnętrznego życia koloru [...]*.

Artystka, jak widać w  przytoczonym cytacie, wiele 
od siebie wymagała i  krytycznie podchodziła do swo-
jej twórczości. Prawdopodobnie dlatego jej œuvre daje 
świadectwo warsztatowi i  dojrzałości artystycznej. 
W  obrazach Doroty Grynczel ważną rolę gra światło, 
jednak aby wydobyć ten metafizyczny aspekt obrazu, 
artystka wypracowała własną, unikalną metodę jego 
wprowadzania w  dzieło. Jej znakiem rozpoznawczym 
jest faktura każdego płótna, która stanowiła swego 
rodzaju wyzwanie techniczne:

* Dorota Grynczel. Twórczość, red. R. Kowalski, Warsza-
wa 2017, s. 45.
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55	 Apoloniusz Węgłowski (ur. 1951) Bez tytułu (1996)
ołówek / papier
21 × 14 cm
41,5 × 31,5 cm (w oprawie)
sygnowany l.d.: WĘGŁOWSKI APOLONIUSZ, datowany p.d.: 96

estymacja  1 400 – 2 000 PLN

Węgłowski urodził się w 1951 roku w Piasecznie. W latach 
1977–1982 studiował na Wydziale Malarstwa Akademii 
Sztuk Pięknych w Warszawie. Dyplom z wyróżnieniem 
otrzymał w pracowni malarstwa prof. Stefana Gierow-
skiego w  1982 roku (aneksy w  opracowaniach: grafiki 
prof. Haliny Chrostowskiej, kompozycji prof. Romana 
Owidzkiego i tkaniny prof. Wojciecha Sadley’a. Zajmuje 
się malarstwem i  rysunkiem. Profesor zwyczajny pro-
wadzący pracownię malarstwa i  rysunku na Wydzia-
le Sztuki UTH im. Kazimierza Pułaskiego w  Radomiu 
oraz prowadzący pracownię malarstwa i  rysunku na 
ASP w Warszawie.
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56	 Apoloniusz Węgłowski (ur. 1951) Bez tytułu (2008)
ołówek / papier
21 × 14 cm
41,5 × 31,5 cm (w oprawie)
sygnowany l.d.: APOLONIUSZ WĘGŁOWSKI
datowany p.d.: 2008

estymacja  1 400 – 2 000 PLN
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57	 Roman Opałka (1931–2011) Halszka (niedatowany)
węgiel / papier
35,5 × 25,4 cm
sygnowany na odwrociu l.d.: R.OPAŁKA

estymacja  4 000 – 6 000 PLN *

Prezentowana praca to szkicowy portret wieloletniej 
partnerki Romana Opałki, Halszki (Haliny) Piekarczyk. 
Związek dwójki artystów trwał wiele lat, jednak nigdy 
nie zdecydowali się na ślub. Relacja rozpadła się tuż po 
tym, jak Roman Opałka poznał Marie-Madeleine Gaze-
au, swoją przyszłą żonę i wyjechał na stałe do Francji. 
Według relacji bliskich im osób Halszka długo nie mogła 
się pogodzić ze stratą ukochanego: uciekała w używki 
i w efekcie – zmarła młodo w ich niegdyś wspólnej pra-
cowni, znajdującej się nieopodal warszawskiego Kina 
Femina.

Piekarczyk była rzeźbiarką  –  studiowała w  pracow-
ni najsłynniejszego twórcy Polski Ludowej, Xawerego 
Dunikowskiego. Po studiach zajęła się projektowaniem 
plakatów i książek, ale przede wszystkim pełniła funkcję 
menadżerki coraz to popularniejszego Romana. Wokół 
ich relacji krążyło wiele plotek, między innymi taka, 
że to właśnie Halszka była autorką medalu, którym 
Opałka wygrał jeden z okolicznościowych konkursów 
rzeźbiarskich. Często też można było usłyszeć opinie, 
że Roman znacząco pomagał partnerce w  wykonywa-
niu projektów, „domalowując” znaczące motywy do jej 
kompozycji. Weryfikacja tych opinii nie jest możliwa, 
natomiast z  pewnością Halszka przez lata żyła w  cie-
niu swojego genialnego konkubenta. To właśnie z nią 
wiązana jest historia powstania słynnych „Obrazów 
liczonych”. Roman Opałka, czekając na nią w kawiarni 
Hotelu Bristol zaczął, dla zabicia czasu, pisać ciągi cyfr. 
Po latach wspominał w jednym z wywiadów:

„Czekałem na Halszkę w Bristolu. Miałem już trzy-
dzieści trzy lata i dojrzały stosunek do swojego życia. 
Pomyślałem, że to wszystko nie ma sensu. Byłem na 
skraju samobójstwa. Ten program mnie uratował. To 
taki skok z wysokiego piętra. [...] Halszka przyszła 
spóźniona, bardzo zdenerwowana, myślała, że zro-
bię jej scenę, a ja powiedziałem: «Jesteś genialna!». 
Stworzyłem coś, bo miałem ten czas. Tę szansę, że 
ona się spóźniła, że nie znaleźli się akurat koledzy, 
którzy by mnie zagadali…Ten stolik wciąż znajduje 
się w Bristolu w tym samym miejscu… Kiedy bywam 
w Warszawie, staram się tam zajrzeć…*”.

„Obrazy liczone” to obecnie jedne z  najważniejszych 
przykładów wybitnych światowych dzieł sztuki współ-
czesnej. Znajdują się w  najważniejszych galeriach na 
całym świecie, a ich ceny biją kolejne rekordy aukcyjne.
* https://zwierciadlo.pl/kultura/kultura-wywiady/roman-opal-

ka-spacer-w-czasie (data dostępu: 12.02.2020)
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58	 Maria Targońska (ur. 1954) Jesienna szaruga (2011)
ołówek, laserunek / papier
70 × 100 cm
sygnowany i datowany p.d.: MTARGOŃSKA 2011
na odwrociu nalepka adresowa z danymi pracy

estymacja  14 000 – 18 000 PLN

Uprawia malarstwo i rysunek. Studiowała w Państwo-
wej Wyższej Szkole Sztuk Plastycznych (ASP) w Gdańsku 
w latach 1975–1980, dyplom uzyskała w pracowni prof. 
Kazimierza Śramkiewicza. Od 1981 roku pracuje na gdań-
skiej ASP, obecnie kieruje Katedrą Rysunku na Wydziale 
Malarstwa. Od 2009 roku zasiada w Komisji Ministra 
Kultury i Dziedzictwa Narodowego ds. oceny szkół arty-
stycznych. Jest autorem kilkunastu recenzji w przewo-
dach doktorskich, habilitacyjnych i profesorskich. Ma 
w dorobku ponad 30 wystaw indywidualnych i udział 
w ponad 250 wystaw zbiorowych w kraju i zagranicą. Jej 
prace znajdują się w zbiorach polskich oraz zagranicz-
nych, m.in. w USA, Australii, Holandii, Wielkiej Bryta-
nii, Hiszpanii, Szwajcarii, Francji, Niemczech. O swojej 
twórczości artystka mówi:

„W swoich rysunkowych kompozycjach staram się 
operować starannie opracowanym rysunkiem świa-
tłocieniowym. Formy kształtuję przez drobny bądź 
delikatny modelunek. Na płaszczyźnie, obok poje-
dynczych zasadniczych tematów, umieszczam szereg 
układów różnych motywów, nadaję formę świadomie 
zakomponowanego szkicownika. Rysunek jest dla 
mnie śladem. Śladem drogi przebytej w czasie, drogi 
myśli, drogi ręki. Jest to zanotowany proces świado-
mego, bywa że nieświadomego we wstępnej fazie, 
dążenia za pierwszym impulsem. Fragmentaryczność 
zawsze towarzyszyła mojej twórczości, nie uległo to 
oczywiście zmianie, w chwili, kiedy rysunek stał się 
dla mnie autonomicznym środkiem wyrazu.” Źródło: 
M. Targońska, http://zbrojowniasztuki.pl/pracownice-

-i-pracownicy/obecne-dydaktyczki-i-obecni-dydaktycy/
maria-targonska,661 [data dostęp 26.02.2020]



99

59	 Hilary Krzysztofiak (1926–1979) Bez tytułu (1962)
technika mieszana, olej, beton / płótno
100 × 130,5 cm
sygnowany i datowany na odwrociu p.d.: Hilary 62 r.

estymacja  18 000 – 22 000 PLN *

„W latach 60. malarza inspirowała materia. Dlatego 
jego Totemy białostockie, a potem żoliborskie, przy-
pominają barwne płaskorzeźby, przedmioty – fety-
sze, zamkniętą we fragmencie drewna czy kamienia 
symboliczną boskość sił natury. Pojawiły się wów-
czas silniejsze nawiązania do psychoanalizy (moty-
wy podświadomości, snu, seksualności), inspiracje 
światem roślinnym, zwierzęcym, wątki egzystencjal-
ne i magiczno-religijne. Znów płótna wypełniły się 
quasi-pniami, magiczno-fetyszyzującymi kompozy-
cjami z symbolami płodności, pierwiastkami męskości 
i kobiecości. Jednocześnie Hilary poddawał się z poko-
rą i ciekawością tworzywu – farbie, materii samego 
przedmiotu lub symbolu. Tak jakby chciał wniknąć do 
wnętrza tajemnicy obiektu [...]” Źródło: A. Soczyńska, 
Przesłanie wolności w życiu i sztuce Hilarego Krzysztofiaka, 
w: „Sztuka Europy Wschodniej” 3, 2015, s. 408.
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60	 Lucjan Orzech (ur. 1946) Melodia (1989)
akryl / płótno
90 × 55,5 cm
sygnowany, datowany i opisany na odwrociu śr.: Orzech 
Lucjan | Siewna 23/49 | 31-231 Kraków | >Melodia< | akryl | 
1989

estymacja  5 000 – 7 000 PLN *

Ukończył studia w Akademii Sztuk Pięknych w Kra-
kowie, gdzie studiował pod kierunkiem prof. Adama 
Marczyńskiego. Od 1978 roku pracuje na krakowski Uni-
wersytecie Pedagogicznym. Do ważniejszych wystaw 
indywidualnych należą: aranżacja malarska do muzyki 
Bogusława Schaeffera w Galerii Pryzmat w Krakowie – 
1997, „Symfonia solarystyczna” Galeria CERN w Gene-
wie – 2003, „Malarstwo” Galeria Krypta u Pijarów – 2011, 

„Kilka spojrzeń na kokornak” – 2013. Jego prace znajdują 
się w zbiorach Urzędu Miasta Krakowa, Pałacu Sztuki 
w Krakowie, Nowohuckiego Centrum Kultury, Ośrodka 
Kultury im. C.K. Norwida w Krakowie, Muzeum Histo-
rycznego Miasta Tarnowa, Miejskiego Ośrodka Kultury 
w Dębicy, jak również w zbiorach prywatnych.
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61	 Teresa Pągowska (1926–2007) Szkice do obrazów (dyptyk) (lata 80. XX w.)
ołówek / papier
42 × 29,5 cm (× 2)
sygnowane, opisane i datowane na odwrociu: TERESA 
PĄGOWSKA, SZKICE DO OBRAZÓW, LATA 80-TE, Z KOLEKCJI 
FILIPA PĄGOWSKIEGO

estymacja  6 000 – 8 000 PLN *

Teresa Pągowska – malarka, wykładowczyni akademicka, 
wybitna indywidualność polskiej powojennej awangardy. 
W 1951 roku uzyskała dyplom w poznańskiej Państwowej 
Wyższej Szkole Sztuk Plastycznych pod kierunkiem prof. 
Wacława Taranczewskiego. Jako pedagog związana była 
z Akademiami Sztuk Pięknych kolejno w Gdańsku, Łodzi 
i Warszawie. W latach 50. brała udział w prestiżowych 
Ogólnopolskich Wystawach Plastyki oraz przełomowej 
wystawie „Przeciw wojnie – przeciw faszyzmowi” w war-
szawskim Arsenale (1955). Angażowała się w prace przy 
Pągowska należała do kręgu tzw. szkoły sopockiej oraz 
ugrupowań Réalités Nouvelles i Nouvelle Ecole de Paris. 
W roku 2001 została laureatką nagrody im. Jana Cybisa.

Teresa Pągowska w swojej twórczości, niejako na 
przekór nowym awangardowym nurtom, deklarowała 
przywiązanie do tradycyjnych gatunków artystycznych: 
przede wszystkim malarstwa sztalugowego (olej, tempe-
ra, akryl), ponadto tworzyła prace na papierze (akware-
la, gwasz), grafiki (serigrafia) oraz kolaże. Formalnie jej 
twórczość, kształtowana pod wpływem Taranczewskie-
go i Potworowskiego, wyrastała z polskiego koloryzmu. 
Po krótkim okresie tworzenia w odgórnie narzuconej 
estetyce socrealizmu, około roku 1962 malarstwo Pągow-
skiej zaczęło zmierzać w kierunku ekspresyjnej figuracji 
spod znaku Antonia Saury czy Francisa Bacona. Wów-
czas w pracach artystki główną rolę zaczęła odgrywać 
figura ludzka. Mimo to niektóre cechy nurtu kolory-
stycznego, takie jak kształtowanie przestrzeni i nastroju 
dzieła barwą, pozostały obecne w jej pracach do końca. 
Czerpiąc z tych dwóch tradycji, Pągowska stworzyła swój 
własny unikalny język malarski.
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62	 Erna Rosenstein (1913–2004) Bez tytułu (1959)
tusz / papier
14,9 × 21,5 cm (w świetle passe-partout)
sygnowany i datowany p.d.: Rosenstein 1959
Pochodzenie:

∙∙ kolekcja Gizy Szancer, Niemcy
∙∙ kolekcja prywatna, Niemcy

Reprodukowany:
∙∙ Stern—Rosenstein—Streng/Włodarski Między świadomym 

a podświadomym. Reminiscencje Zagłady w twórczości 
tych, którzy przetrwali, kat. wystawy, Dom Aukcyjny Libra, 
Warszawa 2020, il. s. 74
Wystawiany:

∙∙ Stern—Rosenstein—Streng/Włodarski Między świadomym 
a podświadomym. Reminiscencje Zagłady w twórczości tych, 
którzy przetrwali, Dom Aukcyjny Libra, Warszawa 2020, 
nr kat. 5

estymacja  14 000 – 18 000 PLN *
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63 ↑ →	Marek Chlanda (ur. 1954) Villa Serena (dyptyk) (2002)
węgiel, akryl / papier
50,5 × 73 cm (arkusz)
80 × 58 cm (z oprawą) (× 2)
oba sygnowane opisane i datowane l.d. i p.d.: Villa Serena II 
2002. M.Ch.

estymacja  15 000 – 20 000 PLN *
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64	 Jonasz Stern (1904–1988) Bez tytułu (niedatowany)
akwarela, gwasz / papier
32,5 × 25 cm
Praca posiada potwierdzenie autentyczności Barbary 
Jaroszyńskiej-Stern

estymacja  7 000 – 10 000 PLN

„Twórczość Sterna jest zbyt wielowymiarowa, by moż-
na ją było tłumaczyć jedynie biografią artysty. Ale, jak 
zauważali właściwie wszyscy piszący o Sternie, nie 
da jej się zrozumieć bez wiedzy o życiu artysty, jego 
przeżyciach wojennych, czy też nie znając prywatnych 
pasji artysty. Sam malarz mówił zresztą: «Dla mnie 
sztuka to jest zawsze manifestacja naszego istnienia» . 
W swej twórczości udało się Sternowi połączyć wła-
sne przeżycia z uniwersalną, odwieczną wizją śmierci 
i zmartwychwstania dotyczącą nie tylko Żydów, ale 
obejmującą cały rodzaj ludzki, świat roślinny i zwie-
rzęcy, wszystkie żyjące na ziemi rodzaje stworzeń 

i ich gatunki. I choć pewnym ograniczeniem może się 
wydać próba odczytania twórczości Sterna jedynie 
przez pryzmat dramatycznych wydarzeń jego życia, 
to jednak biografizm wydaje się w przypadku dzie-
dzictwa tego artysty uzasadniony – pozwala pogłębić 
znajomość jego sztuki ”.

Źródło: R. Piątkowska, Zagłada i ocalenie Jonasza 
Sterna, w: Stern—Rosenstein—Streng/Włodarski Między 

świadomym a podświadomym. Reminiscencje Zagłady 
w twórczości tych, którzy przetrwali, kat. wystawy, Dom 

Aukcyjny Libra, Warszawa 2020, s. 21–22.
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65	 Jonasz Stern (1904–1988) Bez tytułu (niedatowany)
akwarela, gwasz / papier 
21 × 27 cm
Praca posiada potwierdzenie autentyczności Barbary 
Jaroszyńskiej-Stern

estymacja  7 000 – 10 000 PLN
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66 ↑	 Jerzy Skolimowski (ur. 1938) 6 (2006/2008)
giclee / papier
70 × 90 cm (arkusz)
opisany l.d.: 6. 2006/2018 4/L
sygnowany p.d.: Jerzy Skolimowski
u dołu arkusza wyciśnięta pieczęć z opisem: Jerzy Skolimowski 
Original Art Limited Edition

estymacja  10 000 – 15 000 PLN

67 →	 Franciszek Starowieyski (1930–2009) Ja – Sprawiedliwość (projekt plakatu) (niedatowany)
akwarela, ołówek / papier
29 × 20,5 cm

estymacja  5 000 – 7 000 PLN *
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68	 Alfred Lenica (1899–1977) Perpetuum mobile (ok. 1947)
technika mieszana / papier
41 × 43 cm (w świetle passe-partout)
64 × 59 cm (z oprawą)
sygnowany p.d.: Lenica

estymacja  14 000 – 18 000 PLN *

Alfred Lenica (1899–1977) –  jeden z najwybitniejszych 
polskich artystów XX wieku. Uprawiał przede wszyst-
kim malarstwo abstrakcyjne. W młodości studiował na 
wydziale prawno-ekonomicznym Uniwersytetu Poznań-
skiego oraz w tamtejszym Konserwatorium Muzycznym. 
Dodatkowo pobierał także nauki Prywatnym Instytucie 
Sztuk Pięknych. Nie był to jednak wiodący dla niego kie-
runek: Lenica do wybuchu II wojny światowej pracował 
zawodowo jako skrzypek, malarstwo uprawiając jedynie 
w  wolnym czasie. W  jego ówczesnej „hobbystycznej” 
twórczości dominowały obrazy figuratywne, głównie 
inspirowane kubizmem martwe natury. W okresie oku-
pacji Lenica został przesiedlony z  Poznania do Kra-
kowa, gdzie zapoznał się ze środowiskiem artystycz-
nym skupionym wokół Tadeusza Kantora, a przy tym 
zainteresował najnowszymi tendencjami plastycznymi. 
Spotkanie z Kantorem zadecydowało o wyborze sztuki 
współczesnej jako dalszej drogi kariery ponad czterdzie-
stoletniego już wówczas Lenicy. 

Alfred Lenica po powrocie do Poznania aktywnie 
włączył się w  organizowanie tamtejszego życia arty-
stycznego. W roku 1947 wraz z Feliksem M. Nowowiej-
skim i  Ildefonsem Houwaltem założył awangardowe 
ugrupowanie 4F + R – skrót ten artyści rozwijali jako 

„forma, farba, faktura, fantastyka + realizm”, a sformu-
łowany przez nich manifest głosił postulat nawiązania 
do najnowszych zdobyczy plastyki światowej przy jed-
noczesnym budowaniu programu zaangażowanego spo-
łecznie. Grupa była otwarta na poszukiwania formalne, 
a stojący na jej czele Lenica sięgał w swojej twórczości 
po tak różnorodne źródła inspiracji, jak informel, abs-
trakcja geometryczna, zaangażował się także w oficjalny 
nurt socrealistyczny. Dopiero w drugiej połowie lat 50. 
ukształtował się jego rozpoznawalny styl łączący orga-
niczną abstrakcję z wpływami surrealizmu za pomocą 
autorskiej techniki wykorzystującej malarstwo z  ele-
mentami dekalkomanii. 

Prace Alfreda Lenicy znajdują się m.in. w Muzeum 
Narodowym w Warszawie, Krakowie, Poznaniu, Łodzi, 
Szczecinie oraz w wielu kolekcjach prywatnych w Polsce 
i za granicą.
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69	 Jerzy Tchórzewski (1928–1993) Kompozycja (1958)
akwarela / papier
43,5 × 57 cm (w świetle passe-partout)
59 × 73 cm (z oprawą)
sygnowany i datowany p.d.: JTchórzewski 58.
sygnowany, datowany i opisany na odwrociu śr.d.: 
J.Tchórzewski 20.58
stempel l.g. Galerie Saint-Laurent, Bruxelles
stempel p.d. Urzędu Konserwatorskiego

estymacja  14 000 – 18 000 PLN *
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70 	 Bogusław Szwacz (1912–2009) Kompozycja (1956)
akwarela, pastel / papier
74,5 × 59 cm (w świetle passe-partout)
sygnowany i datowany p.d.: szwacz | 56 | VI

estymacja  6 500 – 8 500 PLN *

„Postawa twórcza ARS-HORME powstrzymuje sponta-
niczne odruchy wyobraźni i ukierunkowuje wyobraź-
nie na rzecz żmudnych realizacji artystycznych, by 
dziełu nadać doskonałość – Bogusław Szwacz, Mani-
fest sztuki Ars-Horme, Osieki 1977*”.

Bogusław Szwacz – malarz, rysownik, rzeźbiarz i peda-
gog akademicki. W latach 1931–1937 w krakowskiej Aka-
demii Sztuk Pięknych pod kierunkiem m.in. Teodora 
Axentowicza i Xawerego Dunikowskiego. Był współza-
łożycielem kilku grup artystycznych: Grupy Młodych 
Plastyków w 1946 (która z czasem połączyła się z II Grupą 
Krakowską), w 1948 Le Surréalisme Révolutionnaire, 
a w 1957 – Sztuki Nowoczesnej. W roku 1947 jako sty-
pendysta Ministerstwa Kultury i Sztuki wyjechał na rok 
do Paryża, gdzie nawiązał liczne kontakty z awangar-
dowymi artystami, między innymi Légerem, W latach 
1948–1962 wykładał na ASP w  Warszawie. Od roku 
1956 popularyzował swoją autorską koncepcję sztuki 

„Ars-Horme” – „Sztuki Poruszania Wyobraźni”, która 
ma na celu pogłębianie harmonii człowieka ze światem 
zewnętrznym oraz pobudzenie jego wyobraźni w sferze 
duchowej i materialnej. Źródłem koncepcji był sprze-
ciw wobec zmian w sztuce zapoczątkowanych przez 
Duchampa, które, jak twierdził, zafałszowują proces 
twórczy poprzez zastąpienie go potrzebą wolności oraz 
negują specyfikę dzieła sztuki zrównując je ze zjawiska-
mi życia. Szwacz ogłosił manifest swojej teorii artystycz-
nej w roku 1977 na plenerze w Osiekach.
*Bogusław Szwacz. Malarstwo Ars-Horme, broszura towarzy-
sząca wystawie w Galerii Studio, red. Z. Taranienko, Warsza-

wa 1984, s. nlb.
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71 	 Henryk Waniek (ur. 1942) Kompozycja z orłem (niedatowany)
akwarela / papier
34 × 47,5 cm

estymacja  2 500 – 3 500 PLN *
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72 	 Eugeniusz Markowski (1912–2007) Postać (niedatowany)
tusz, kolaż / papier
22 × 16 cm (w świetle oprawy)
32,5 × 26,5 cm (w oprawie)
sygnowany śr.d.: E. Markowski [nieczytelne]

estymacja  3 500 – 4 000 PLN *

Eugeniusz Markowski – malarz, uczeń Tadeusza Prusz-
kowskiego. Jego rozpoczynającą się karierę scenografa 
przerwał wybuch II wojny światowej. We wrześniu 1939 
roku Markowski wyjechał do Włoch. Przez wiele lat pra-
cował jako dziennikarz i dyplomata. Wówczas malował 
rzadko, niemal całkowicie poświęcając się polityce. Do 
Polski wrócił w 1955 roku – dopiero wówczas powrócił 
do aktywnej działalności artystycznej. Zajmował się 
malarstwem, rysunkiem, grafiką oraz scenografią. Od 
1969 wykładał na Akademii Sztuk Pięknych w Warszawie. 
Markowskiego interesował przede wszystkim człowiek 
targany przez różnorodne emocje. Jego dzieła są silnie 

ekspresyjne, „dzikie”, przez co określany bywa przez kry-
tyków prekursorem Nowej Figuracji. Postaci ludzkie, czę-
sto upodobnione do zwierząt lub mocno zdeformowane, 
są traktowane przez artystę z ironią i nieraz brutalnie 
ośmieszane. Groteskowi i zniekształceni stają się ema-
nacją ciemnej stronty ludzkiej egzystencji. Owa kry-
tyczno-prześmiewcza postawa autora zdeterminowała 
niemal całą jego twórczość. Eugeniusz Markowski stawia 
ostrą diagnozę rzeczywistości, w myśl tego, że – jak sam 
mówił – zawsze najbardziej interesował go człowiek ze 
swoimi odwiecznymi słabościami.
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73 	 Bronisław Kierzkowski (1924–1993) Kompozycja (lata 60. XX w.)
akwarela, gwasz, tusz / papier
21 × 21 cm
37 × 37 cm (w oprawie)
sygnowany p.d.: B. Kierzkowski

estymacja  2 500 – 3 500 PLN *
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74 	 Jan Pamuła (ur. 1944) Kompozycja (niedatowany)
20 × 20 cm (w oprawie)

estymacja  1 200 – 1 400 PLN *

Jan Pamuła zajmuje się malarstwem i grafiką komputero-
wą. Od początku lat 70. pozostał wierny swojej fascynacji 
łączenia filozofii, technologii oraz sztuki, która wyraża 
się w tworzonych przez artystę geometrycznych obra-
zach, rysunkach i obiektach.

W 1968 uzyskał dyplom na krakowskiej Akademii 
Sztuk Pięknych na wydziale malarstwa oraz grafiki. 
Pamuła studiował również w paryskiej École nationa-
le supérieure des Beaux–Arts oraz londyńskiej Central 
School of Art. And Design w Londynie. Obecnie na kra-
kowskiej ASP prowadzi pracownię działań wizualnych na 
Wydziale Form Przemysłowych.

Dla sztuki Jana Pamuły charakterystyczne jest prowa-
dzenie dogłębnych poszukiwań w obrębie jednego moty-
wu opartych o naukowy formalizm połączony z czysto 
malarskim podejściem do koloru. Swoje poszukiwania 

Pamuła ogniskuje wokół dwóch głównych cyklów: 
rysunków komputerowych oraz obiektów geometrycz-
nych. Razem tworzą zespół obiektów połączonych wspól-
nym pomysłem kompozycyjnym oraz intelektualnym.

Pierwsze grafiki komputerowe powstał w 1980 roku 
i opierały się na ścisłych wyliczeniach opartych na pracy 
maszyny. Podstawowy motyw to przetwarzany losowo 
prostokąt. Za kompozycję figur odpowiada algorytm 
oparty na liczbie cztery – arytmetycznym odpowiedniku 
prostokąta. Przyglądając się obiektom Pamuły widzimy, 
że każdy z nich stanowi zestaw ściśle zależnych od siebie 
elementów tworzących wyszukane estetycznie układy – 
owoc zespolenia techniki i ludzkiego intelektu. Jego 
prace geometryczne to fascynujące zjawisko formalne, 
które można rozpatrywać jako całość – zbiór pokrew-
nych sobie kształtów.
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75 	 Jerzy Grabowski (1933–2004) Rysunek 8/IV, Studium cyfry 9 (1986)
ołówek, gwasz, druk na maszynie / papier
34 × 24 cm
sygnowany: śr.: J.Grabowski, Rys. 8/IV

estymacja  6 000 – 8 000 PLN *
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76 	 Jerzy Grabowski (1933–2004) Rysunek 5/IV (1986)
ołówek, gwasz, druk na maszynie / papier
34 × 24 cm
sygnowany: l.d.: J.Grabowski | W-wa 1986 r. | RYS. 5/IV

estymacja  6 000 – 8 000 PLN *



122

77 	 Bronisław Chromy (1925–2017) Wiewiórka (niedatowany)
brąz patynowany, kamień
41 × 31 × 8 cm

estymacja  8 000 – 12 000 PLN *
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78 	 Bronisław Chromy (1925–2017) Dżok (niedatowany)
brąz patynowany
40 × 24 × 17 cm

estymacja  6 000 – 8 000 PLN *

Prezentowana praca to projekt pomnika znajdującego 
się na bulwarze Czerwieńskim nad Wisłą w Krakowie, 
w pobliżu Wawelu i mostu Grunwaldzkiego. Upamięt-
nia psa Dżoka, którego właściciel zmarł na zawał serca 
nieopodal ronda Grunwaldzkiego. Po śmierci pana, pies 
wciąż czekał tam na niego, budząc sympatię i zdziwienie 
mieszkańców Krakowa.
Początkowo władze miasta nieprzychylnie odnosiły się 
do pomysłu powstania pomnika. W sprawę, poza miesz-
kańcami Krakowa, zaangażowało się wiele organizacji, 
m. in. Krakowskie Towarzystwo Opieki nad Zwierzętami, 
czy znane osoby: Zbigniew Wodecki, Krzysztof Cugow-
ski, Jerzy Połomski

Niewielka rzeźba przedstawia rozłożonych ludzkie 
dłonie, trzymające wewnątrz psa wyciągającego lewą 
łapę w kierunku widza. Pomnik symbolizuje niesamo-
witą siłę więzi zwierzęcia z człowiekiem i wzruszającą 
psią wierność.
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79 	 Adam Myjak (ur. 1947) Portret X (2010)
brąz
45 × 35 × 35 cm
ed. 1/1

estymacja  30 000 – 40 000 PLN

„[...] jako rzeźbiarz od samego początku osiągnął bar-
dzo wysoki poziom. Był zawsze sobą. Nie intereso-
wały go nowinki i mody. Szedł zawsze swoją drogą, 
stworzył właściwy sobie, rozpoznawalny „styl”. Czło-
wiek był i  jest dla Adama najważniejszą przyczyną 
twórczą. Wierzył, że każdy człowiek jest cudem, nie-
wyczerpalnym źródłem inspiracji. Wydawać by się 
mogło, że to zawężenie tematyki ograniczy możliwo-
ści twórcze artysty. Okazuje się, że tak być nie musi. 
Adam Myjak tworzy swoje rzeźby zwyczajnie, jakby 
formował bochny chleba. Te obłe, nabrzmiałe, ciężkie 
kształty, mimo pozornego podobieństwa zawsze inne, 
frapujące, tworzą zespoły i cykle. Ogarnięty pasją 
rzeźbienia stwarza coraz to nowe dzieła, w których 
można rozpoznać autora, jego bliskich, ludzi niezna-
nych, samotnych, boleśnie dotkniętych. Dzieła te eks-
ponowane są w najbardziej prestiżowych galeriach 
i muzeach. Chętnie kupują je kolekcjonerzy, wytrawni 
znawcy sztuki. Mam wrażenie, że rzeźby te powsta-
ją szybko, tak jakby autor obawiał się, że po drodze 
zgubi coś ważnego. Myślę, że ta nieustająca pogoń 
za chwilą, za czasem, za tym, co nie przemija, co jest 
niewyobrażalne, ale jest, to ciągła walka z materią, 
z której pragnie wydobyć okruchy życia. Podziwiam 
Adama i Jego rzeźby. To artysta wielkiego formatu, 
wybitny pedagog, ponadto człowiek prawdziwy*”.

W latach 1965–1971 studiował na Wydziale Rzeźby war-
szawskiej ASP w pracowniach: prof. Stanisława Kulona, 
prof. Stanisława Słoniny, prof. Zofii Demkowskiej i prof. 
Bohdana Chmielewskiego. Dyplom z  wyróżnieniem 
w  pracowni prof. Bohdana Chmielewskiego uzyskał 
w 1971 i bezzwłocznie związał się macierzystą uczelnią. 
Obecnie jest profesorem zwyczajnym i pełni funkcję 
dziekana stołecznej ASP.

* G. Zemła, Adam Myjak, Centrum Rzeźby 
Polskiej w Orońsku, 2007
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80	 Sylwester Ambroziak (ur. 1964) Bez tytułu (1990)
edycja 1/3
technika własna
55 × 30 × 23 cm
sygnowany, datowany i opisany u podstawy:
monogram A 90 1/3

estymacja  10 000 – 15 000 PLN *
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81	 Roman Kosmala (ur. 1948) Kompozycja przestrzenna modularna (2017)
szkło, żywica syntetyczna
57 × 25 × 22 cm
Wystawiany:

∙∙ Roman Kosmala. Transparentność struktury, PBG Gallery Skalar 
Office Center, Poznań 2017
Reprodukowany:

∙∙ Roman Kosmala. Transparentność struktury, PBG Gallery Skalar 
Office Center, Poznań 2017, s.nlb.

estymacja  5 000 – 7 000 PLN *

Na arenie sztuki zaistniał w latach 90. – studia arty-
styczne zaczął stosunkowo późno, bo w wieku 40 lat. 
Wcześniej studiował na Wydziale Biologii i Nauk o Zie-
mi Uniwersytetu im. A. Mickiewicza w Poznaniu i przez 
kilka lat pracował w wyuczonym zawodzie. Jednak sztu-
ka towarzysząca mu od zawsze nie pozwalała o sobie 
zapomnieć, co uwarunkowało jego decyzję o podjęciu 
dalszego kształcenia.

Bardzo znany jest z rzeźb usytuowanych w przestrze-
ni miejskiej oraz realizacji nawiązujących do motywu 
gotyckich katedr. Sięgał po niego zarówno w kameral-
nych, jak i wielkoformatowych pracach. Materiałami, 
które często pojawiają się w jego dotychczasowym dorob-
ku są brąz i szkło. Artysta wziął udział w ponad 30 wysta-
wach, w kraju i za granicą, uzyskując znaczące nagrody 
i wyróżnienia.
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82	 Joanna Rajkowska (ur. 1968) Satysfakcja gwarantowana (2000)
sześć puszek o pojemności 0,33 l
wys. 11,5 cm, śr. 6 cm
seria produktów konsumpcyjnych wypełnionych płynami 
zawierającymi wydzieliny ciała artystki
Wystawiany:

∙∙ Satysfakcja gwarantowana, Centrum Sztuki Współczesnej, 
Zamek Ujazdowski, Warszawa 2000

estymacja  6 000 – 9 000 PLN *
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83	 Andrzej Czarnacki (ur. 1968) Niebieska konacja tensoryczna (2007–2009)
olej, akryl, gumki krawieckie, żywica, nit szewski, opakowanie 
do jaj / płyta pilśniowa, płótno
90 × 100 cm
Wystawiany:

∙∙ Andrzej Czarnacki: Skłonność uparta, Muzeum Sztuki w Łodzi, 
2015
Reprodukowany:

∙∙ Andrzej Czarnacki: Skłonność uparta, katalog wystawy 
w Muzeum Sztuki w Łodzi, Łódź 2015.

estymacja  25 000 – 35 000 PLN *

Andrzej Czarnacki studiował malarstwo (1989-1994) 
na Akademiach Sztuk Pięknych w Gdańsku i Krakowie 
(dyplom w pracowni Jerzego Nowosielskiego). Do 2001 
wykładał na Wydziale Malarstwa krakowskiej ASP.

Czarnacki w swojej sztuce skupia się przede wszyst-
kim na łączeniu zagadnień wizualnych z rozważaniami 
natury filozoficznej oraz fizjologią postrzegania. Posłu-
guje się różnymi mediami – od rysunku i malarstwa 
na płótnie po instalację, performance i tekst. Interme-
dialność działań Czarnackiego stała się fundamentem 
pod tworzony przez niego system ontologiczny mający 
tłumaczyć świat jako nieustannie zmagające się ze sobą 
siły. Swoje prace artysta określa mianem „dzieł tenso-
rycznych” czyli opowiadających o naporze dynamicznej 
rzeczywistości na podmiotowość każdego z nas.

Koncepcje myślowe i formalne Czarnackiego wywo-
dzą się z tradycji awnagardy. Jednym ze stałych punk-
tów odniesienia artysty jest teoria widzenia i postrze-
gania fizjologicznego wypracowana przez Władysław 
Strzemińskiego. Czarnacki w swoich pracach podkreśla 
fizjologiczną podstawę percepcji świata wiążąc ją z ryt-
mem pracy mięśni i tkanek – stąd „mechaniczno-fizjo-
logiczna” estetyka jego prac. Według Czarnackiego praca 
mięśni, praca komórek nerwowych czy powstawanie 
myśli i reakcji istnieją ze sobą w ścisłej analogii analogi 
odpowiedzialnej za interakcje z dynamiką otoczenia. 

„Mięśnieję, więc jestem” – parafrazuje artysta słynne 
zdanie Kartezjusza.

Prezentowana praca pt. „Niebieska konacja tenso-
ryczna” była wystawiana w Muzeum Sztuki w Łodzi 
w ramach projektu „Skłonność uparta”. Według teorii 
Czarnackiego człowiek żyje w ciągłym napięciu pomię-
dzy odczuwaniem elementów rzeczywistości, a pragnie-
niem postrzegania jej jako całokształtu. Według artysty 
nadmiar bodźców, który funduje nam teraźniejszość 
wyzwala mechanizm ucieczki w sferę wrodzonych struk-
tur poznawczych – właśnie ten proces artysta nazywa 

„skłonnością upartą”. W ramach tego projektu artysta 
zmierza do plastycznego odwzorowania dynamiki prze-
strzeni. Stawia się w pozycji konstruktora, który łączy 
z pozoru irracjonalne elementy rzeczywistości i określa 
sposoby ich interakcji i dynamiki.

Konstrukcje Czarnackiego przypominają fizjologicz-
ną maszynę będącą jednocześnie odtworzeniem mecha-
niki ludzkiego organizmu oraz specyficznego rozumienia 
rzeczywistości jako rozciągliwej i dynamicznej. Artysta 
łączy płaski obraz z reliefowymi, mechanicznymi kon-
strukcjami zmieniającymi płótno w system odciągów, 
napięć i perforacji będących wizualnym odzwierciedle-
niem „naporu rzeczywistości” na żyjący w niej podmiot. 
Artysta poprzez tworzenie połączeń („wiązań tensorycz-
nych”) między kształtami tworzy optyczną głębię swoich 
obrazów wizualizując mnogość i wielokierunkowość 
sił, które pozostają ze sobą w ciągłym napięciu tworząc 
dzieło sztuki bądź relację człowieka z rzeczywistością.
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84	 Monika Kusak-Leśniak (ur. 1971) Alienus (2016)
akryl, olej / płótno
100 × 80 cm
sygnowany i datowany p.d: MK | 2016
sygnowany, datowany i opisany na odwrociu: MONIKA KUSAK – 
LEŚNIAK | „ALIENUS” – 2016 | 100 × 80

estymacja  8 000 – 12 000 PLN *

Monika Kusak Leśniak zajmuje się malarstwem sztalugo-
wym, rysunkiem, ilustracją, projektowaniem graficznym. 
Absolwentka krakowskiej Akademii Sztuk Pięknych – 
studiowała w pracowniach prof. Leszka Misiaka, Jana 
Szancenbacha, Sławomira Karpowicza, Włodzimierza 
Kunza oraz Romana Banaszewskiego. Artystka brała 
udział w wystawach zbiorowych malarstwa, rysunku 
w kraju i za granicą (Francja, Dania, Niemcy), oraz plene-
rach artystycznych. Jej obrazy oraz rysunki są w prywat-
nych kolekcjach w Polsce, Francji, Włoszech, Niemczech 
oraz USA.

W lipcu 2016 roku miała miejsce wystawa „Pictura 
linearis” w Pałacu Sztuki w Krakowie prezentująca jej 
dorobek z ostatnich 20 lat.

Malarka jest zafascynowana portretem renesanso-
wym i sztuką niderlandzką. W swoich pracach ukazuje 
przede wszystkim postaci kobiece, które często obda-
rzone zostają symboliką. Konsekwentnie pozwala wieść 
prym linii, a paletę barwną ogranicza do 3 – 4 dominu-
jących kolorów. wierząc, że pozwala to na osiągnięcie 
elegancji kompozycji.
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85	 Joanna Karpowicz (ur. 1976) Gdańsk (2017)
akryl / płótno
40 × 50 cm
sygnowany p.d. monogramem artystki i datowany 2017
sygnowany, datowany i pisany na odwrociu: (ANUBIS) | GDAŃSK 
2050 | 40 × 50 CM | AKRYL | JOANNA KARPOWICZ

estymacja  6 000 – 8 000 PLN *
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86	 Norman Leto (ur. 1980) Years 2K, Lata dwutysięczne (Pilot Help) (2018)
olej / płótno
130 × 150 cm
sygnowany, datowany i opisany na odwrociu: YEARS 2K | LATA 
DWUTYSIĘCZNE | (PILOT HELP) NORMAN | 2018

estymacja  12 000 – 18 000 PLN *

Norman Leto to pseudonim Łukasza Banacha, artysty-
samouka. W 1999 roku zrezygnował z edukacji w szkole 
średniej i na własną rękę zajął się malarstwem i grafiką. 
Również samodzielnie nauczył się obsługi programów 
graficznych i edycji video, co pozwoliło mu na realizację 
wielu projektów multimedialnych, w tym – jego najsłyn-
niejszego filmu „Photon”. Aktualnie jest uznawany za 
jednego z najciekawszych artystów młodego pokolenia, 
który w  niezwykle kreatywny sposób łączy w  swoich 
pracach sztuki wizualne, film i  prozę, balansując na 
styku tych dyscyplin. Swoją karierę artystyczną zaczynał 
od malarstwa sztalugowego – tworzył głównie portrety 
bliskich osób. W 2007 roku odbyły się jego dwie wystawy 
indywidualne – w warszawskim CSW Zamek Ujazdow-
ski i  w  krakowskiej Galerii Novej, gdzie zaprezento-
wał malarstwo, muzykę i film w technice 3D. Od tego 
momentu rozpoczął realizację filmów, które w całości 
są generowane za pomocą algorytmów i  skryptów do 
tworzenia grafiki trójwymiarowej.
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87	 Laura Pawela (ur. 1977) Pokolenie 70 marzy o tym, by się wyspać (2004)
akryl / płótno
100 × 200 cm
sygnowany, opisany i datowany na odwrociu l.g.: 69. | VIII.2004 
| LAURA PAWELA

estymacja  25 000 – 30 000 PLN

Pawela zajmuje się instalacją, video-artem, tworzy 
obiekty, rzeźby, fotografie. Wystawiała w Polsce i za 
granicą, prezentując prace na około dziewięćdziesię-
ciu wystawach. Swoje projekty realizowała min. we 
Francji („Bathroom”, 2005), Argentynie („Unfinished 
Histories”, 2008), na Śląsku („Untitled/Friedrich”, 2008), 
w Finlandii („Musicam Video”, 2010–11) oraz ostatnio 
w Nowym Jorku i Utopii (“Bloodbuzz Ohio”/2011) oraz 
w Teksasie („Pink Horizon”, 2014). Jej prace znajdują 
się w kolekcjach prywatnych i państwowych, polskich 

i zagranicznych m.in. w Muzeum Współczesnym we 
Wrocławiu, w MOCAKu w Krakowie, w zbiorach galerii 
Arsenał Białystok, Bunkier Sztuki i innych. Jest laureatką 
wielu wyróżnień oraz stypendiów (Nagroda artystyczna 
Marszałka Województwa Śląskiego, 7 Konkurs Gepperta, 
stypendium Młoda Polska, stypendium Visegrad Fund), 
była nominowana do Paszportów Polityki w 2004 roku, 
jej twórczość prezentowana była także na łamach wielu 
katalogów i wydawnictw (m.in. „Nowe Zjawiska w Sztu-
ce Polskiej po 2000”, „Tekstylia Bis”).
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88	 The Krasnals (zał. 2008) Wenus w futrze, z cyklu Żydzi (2016)
olej / płótno
50 × 50 cm
sygnowany, datowany i opisany na odwrociu: JEWS | „Thomas 
/ Mathieu / Amalric / | La Venus a la fourrure” | 2016 | The 
Krasnals

estymacja  7 000 – 12 000 PLN *

The Krasnals  –  grupa anonimowych artystów utwo-
rzona w kwietniu 2008 roku. Nieznana jest tożsamość, 
wiek ani płeć jej członków, którzy występują pod pseu-
donimami: Whielki Krasnal („przywódca” grupy), Kra-
snal Bansky, Krasnal Hałabała 1 i Krasnal Hałabała 2. 
Wspólnie tworzą zarówno obrazy olejne, jak i wystawiają 
performanse, organizują „partyzanckie” akcje związane 

ze sztuką miejską, a także prowadzą bloga prezentują-
cego ich twórczość oraz teksty krytyczne. W  każdym 
z tych aspektów ich działalność oparta jest na pastiszu, 
nierzadko też wulgarności i prowokacji zmuszającej do 
refleksji nad kondycją współczesnej sztuki czy  –  sze-
rzej – całego społeczeństwa.
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89	 Paweł Matyszewski (ur. 1984) Embriony (2010)
technika mieszana
63 × 54 × 14 cm
sygnowany, datowany i opisany na odwrociu p.d.: PAWEŁ 
MATYSZEWSKI | EMBRIONY | 2010
Wystawiany:

∙∙ Paweł Matyszewski. Body, Go Away, Galeria Piekary, Poznań, 
27.03–30.04.2015
Reprodukowany:

∙∙ Paweł Matyszewski. Body, Go Away, kat. wystawy, Galeria 
Piekary, Poznań 2015, s. 118

estymacja  6 500 – 9 500 PLN *

Urodził się w 1984 roku w Białymstoku. W 2009 roku 
uzyskał dyplom na Wydziale Malarstwa (w  pracowni 
Piotra C. Kowalskiego) na Akademii Sztuk Pięknych 
w Poznaniu, gdzie obecnie jest doktorantem. W swoich 
pracach obsesyjnie powraca do tematu przemijalności 
odnoszącej się do życia człowieka i zjawisk przyrodni-
czych. Fascynuje go zmienność i kruchość wszystkiego 
co otacza człowieka, jak również zjawiska marginalne, 
budzące skrajne emocje. Jego prace sytuujące się na 
pograniczu realizmu i abstrakcji przypominają często 
materię ciała. Czasem nacechowane erotyzmem, innym 
razem przypominające tkankę martwego naskórka dzia-
łają zmysłowo i wizualnie. Prace Pawła Matyszewskiego 
pokazywane były na licznych wystawach indywidual-
nych, m.in. w  Galerii Arsenał w  Białymstoku, Galerii 
Białej w Lublinie, galeriach Piekary i Starter w Pozna-
niu, Centrum Aktywności Twórczej w  Ustce. Artysta 
brał także udział w wielu wystawach zbiorowych, m.in. 
w  Zachęcie  –  Narodowej Galerii Sztuki w  Warszawie, 
Galerii Bielskiej BWA w Bielsko-Białej, Muzeum Sztuki 
Współczesnej w Mińsku na Białorusi, Tartu Art House 
w  Estonii i  wielu innych. Jest laureatem stypendium 
Ministerstwa Kultury i Dziedzictwa Narodowego „Mło-
da Polska”, nagród artystycznych Biennale Malarstwa 

„Bielska Jesień” czy Biennale Sztuki Młodych „Rybie oko”.
Źródło: https://www.leguern.pl/artysci/Pawel-Matyszewski/
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90	 Aleksandra Waliszewska (ur. 1976) Bez tytułu (2013)
technika własna/gwasz, karton
35 × 25 cm
sygnowany na odwrociu: Waliszewska

estymacja  6 000 – 8 000 PLN *

Aleksandra Waliszewska (ur. 1976) – malarka i rysow-
niczka, jedna z najciekawszych współczesnych artystek 
młodszego pokolenia. Absolwentka warszawskiej Akade-
mii Sztuk Pięknych; dyplom z wyróżnieniem otrzymała 
w roku 2001 w pracowni prof. Wiesława Szamborskiego. 
W początkowym okresie twórczości Waliszewska upra-
wiała głównie malarstwo sztalugowe i monumentalne 
utrzymane w poetyce włoskiego Quattrocenta, ale też 
inspirowane surrealizującym stylem Giorgia de Chirico. 
W ostatnich latach natomiast chętniej pracuje na mniej-
szych formatach w technice gwaszu.

„Twórczość Waliszewskiej to malarski sennik specjali-
zujący się w koszmarach – takich, które śnią się, kie-
dy gasną wszystkie światła. I które maluje się raczej 

pod kołdrą, przy świetle latarki. Żeby nikt nie widział 
(…) Dziecięco podstylizowane obrazki Waliszewskiej 
zamiast koić albo uspokajać, wzbudzają niepokój 
i wprawiają w rozedrganie. Naocznie kwestionują 
przekonanie o istnieniu nieprzekraczalnej granicy 
między snem i jawą, tym, co ludzkie i zwierzęce, 
żywym oraz martwym.” (Anka Herbut, „Dwutygo-
dnik” 06/2014)



91	 Krzysztof Kiwerski (ur. 1948) Citigroup B (2018)
akryl / płótno
140 × 100 cm
sygnowany, datowany i opisany na odwrociu l.g.:
KRZYSZTOF KIWERSKI | 140 × 100 AKRYL 2018

estymacja  9 000 – 12 000 PLN *

Krzysztof Kiwerski, reżyser, scenarzysta i pedagog, jest 
absolwentem Wydziału Malarstwa krakowskiej ASP. Zaj-
muje się malarstwem, grafiką komputerową i motion 
graphics. Zrealizował 38 filmów animowanych, w tym 
cztery pełnometrażowe. Brał udział w ponad 100 wysta-
wach w Polsce, Niemczech, Francji, Szwajcarii, Belgii, 
Danii, Szwecji, Japonii, Turcji, Grecji, Jugosławii, Austrii 
oraz w 50 wystawach indywidualnych: w Krakowie, War-
szawie, Szczecinie, Poznaniu, Zamościu, Częstochowie, 
Olsztynie, Genewie. Twórczość malarska Kiwerskiego 
została nagrodzona m.in. II nagrodą na VII Festiwa-
lu Współczesnego Malarstwa Polskiego w Szczecinie, 
Brązowym i Srebrnym Medalem na ogólnopolskich 

wystawach malarstwa „Bielska Jesień”, „Grand Prix” na 
ogólnopolskiej wystawie „Spotkania Krakowskie”, Meda-
lem St. Wyspiańskiego na Salonie Malarstwa Krakow-
skiego, nagrodą regulaminową na V Biennale Grafiki 
w Sapporo, „Grand Prix” na V Międzynarodowym Trien-
nale Sztuki „Sacrum”. Odznaczony Srebrnym Orderem 

„Gloria Artis”.
Jego prace znajdują się w zbiorach Muzeum Naro-

dowego w Krakowie, Warszawie, Poznaniu i Szczecinie, 
Muzeum Miasta Łodzi, Ministerstwa Kultury i Dzie-
dzictwa Narodowego, Wydziału Kultury i Sztuki Urzędu 
Miasta Krakowa, Galerie BWA Kraków, Białystok, oraz 
w kolekcjach prywatnych w kraju i za granicą.
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92	 Izabela Chamczyk (ur. 1980) Kompulsacja (2018)
farba alkidowa / płótno
180 × 100 cm

estymacja  20 000 – 25 000 PLN

Izabela Chamczyk to jedna z bardziej wyrazistych oso-
bowości polskiej sztuki współczesnej. Jej dynamiczną, 
acz niezwykle spójną formalnie twórczość cechuje per-
formatywny sposób realizacji, eksplozja koloru i proce-
sualność. Sama pisała o swojej twórczości:

„moje działania wychodzą poza obiekt w przestrzeń 
ciała, dotyku, smaku i całego szeregu zmysłów. Naj-
ważniejszy jest dla mnie proces. Często odbiorca 
ma wpływ na jego kształt i przebieg. Inspirują mnie 
obszary niepoznane, przekraczanie granic, osiąga-
nie satysfakcji z  drobnych doświadczeń, stwarza-
nie sytuacji skrajnych i emocjonalnych na granicy 
wytrzymałości zmysłów, subtelnych i  jednocześnie 
rozbrajających”.

Izabela Chamczyk ukończyła malarstwo na Akademii 
Sztuki Pięknych we Wrocławiu. W 2013 roku zrealizowa-
ła projekt „Wojna dwunastomiesięczna”. Jest trzykrotną 
stypendystką Ministra Kultury i Dziedzictwa Narodowe-
go, finalistką Biennale Malarstwa Bielska Jesień (wyróż-
nienie „Obiegu” 2015), 10. konkursu im. E. Gepperta we 
Wrocławiu, 6. Triennale Młodych w Orońsku czy kon-
kursu Fundacji Vordemberge-Gildewart w  MOCAK-u. 
Brała udział w wielu wystawach indywidualnych oraz 
działaniach zbiorowych np.: w Galerii SCC w Isfahanie 
(Iran), Galerii Entropia we Wrocławiu, BWA w Zielonej 
Górze, CSW w Toruniu, Festiwalu w Sokołowsku, ERARTA 
w Sankt Petersburgu (Rosja).
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93 ←	 Ewelina Kaliszczuk (ur. 1983) Dziecko–chłopiec (2018)
akryl, marker, gwasz / papier
42 × 29,5 cm
sygnowany, datowany i opisany na odwrociu p.d.:
EWELINA KALISZCZUK | 2018 | „DZIECKO – CHŁOPIEC”

estymacja  1 800 – 2 200 PLN *

Urodziła się w Hrubieszowie w 1983 roku. Jest absolwent-
ką studiów magisterskich na Wydziale Biologii i Nauk 
o Ziemi Uniwersytetu Jagiellońskiego, gdzie w 2008 
roku obroniła pracę magisterską z neurobiologii. W 2015 

94 ↑	 Ewa Skaper (ur. 1954) Nie byłam grzeczna (2020)
tempera, olej / blacha aluminiowa
69 × 100 cm
sygnowany i opisany śr.d.: SKAPER 1409 [w lustrzanym odbiciu]
sygnowany, datowany i opisany na odwrociu wzdłuż lewej 
i dolnej krawędzi: EWA SKAPER NIE BYŁAM GRZECZNA 69 × 100 
| TEMPERA OLEJ BLACHA ALUMINIOWA 2020
na odwrociu p.g. numer NR 1410

estymacja  8 000 – 10 000 PLN

Ewa Skaper rodziła się w 1954 r. w Olsztynie. Studiowała 
na Wydziale Malarstwa w PWSSP w Gdańsku. Zajmuje 
się malarstwem i asamblażem, tworzonym z niepozor-
nych, odrzuconych przedmiotów. Fascynuje ją malar-
stwo późnego średniowiecza i  wczesnego renesansu 
włoskiego.

Pokazywała swoje prace na wystawach w kraju i za 
granicą, m. in. W  Niemczech i  Finlandii. Laureatka 
II nagrody na Biennale malarstwa Bielska Jesień 2013. 
W 2012 r otrzymała Stypendium Marszałka Wojewódz-
twa Pomorskiego oraz Stypendium Kulturalne Miasta 
Gdańska.

roku ukończyła malarstwo na Akademii Sztuk Pięknych 
w Krakowie. Uczestniczyła w zajęciach w pracowni mie-
dziorytu u prof. Stanisława Wejmana.
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95	 Leszek „Maestro” Żegalski (ur. 1959) Bez tytułu (niedatowany)
olej / płótno
61 × 50 cm
sygnowany wzdłuż lewej krawędzi: ŻEGALSKI

estymacja  12 000 – 16 000 PLN *
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96	 Artysta nierozpoznany (?) Behemot i Małgorzata (niedatowany)
olej / płótno
88,5 × 73,5 cm

estymacja  1 500 – 2 000 PLN *
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97	 Eugeniusz Minciel (ur. 1958) Bez tytułu (2014)
akryl, cement / płótno
100 × 100 cm
sygnowany p.g.: MINCIEL | 2014–15
sygnowany, datowany i opisany na odwrociu: MINCIEL | AKRYL 
CEMENT 2014–15

estymacja  8 000 – 12 000 PLN *

„Moc pierwotnej energii obrazów Eugeniusza Min-
ciela, jego „rozlewny charakter”, brak zahamowań 
i skrępowania tradycją, odwaga, unikanie nadmiernej 
refleksyjności, ironia, niepohamowana radość pracy 
twórczej – to tylko skrótowy przegląd problemów 
najczęściej podnoszonych w omówieniach jego sztuki. 
Wszyscy wiedzą, że jest twórcą z gestem (malarskim) 
skłonnym do eksperymentów (w trudniejszych cza-
sach do nich zmuszonym) niezmordowanym eksplo-
ratorem potencjału barw i form (choć czasem farby 
się kończyły), miłośnikiem faktury (acz powierzchnie 
jego obrazów stają się być coraz cieńsze).”
A. Patała, „Kiefer może się znudzić”, w: Eugeniusz Minciel, 

Urszula Wilk. Malując, kat. wystawy, Muzeum Architektury 
we Wrocławiu, Wrocław 2018, s. nlb.
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98	 Barbara Jankowska-John (ur. 1964) Akt (2020)
akryl / płótno
50 × 40 cm

estymacja  2 500 – 3 500 PLN *

Barbara Jankowska-John (ur. 1964) – malarka, ceramicz-
ka, absolwentka PWSSP we Wrocławiu, Wydział Ceramiki 
i Szkła i uzyskała dyplom z wyróżnieniem. Trzykrotna 
stypendystka Ministerstwa Kultury i Sztuki w latach 
1986–1989. Mieszka i tworzy we Wrocławiu. Zajmuje się 
malarstwem,ceramiką oraz biżuterią. Jej prace znajdują 
się w kolekcjach indywidualnych w Polsce i za granicą.
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99 ↑	 Barbara Jankowska-John (ur. 1964) Zamieniony w skałę poruszam ustami (2019)
akryl / płótno
100 × 150 cm
sygnowany p.d.: BJ-JOHN
sygnowany, datowany i opisany na krośnie śr.: Barbara 
Jankowska-John 2019 „Zamieniony w skałę poruszam ustami...” 
2019

estymacja  7 000 – 10 000 PLN *

100 →	 Joanna Guzowska (ur. 1971) Between Light & Dark (2019)
olej / płótno
145 × 130 cm
sygnowany i datowany p.d.: JG | 2019
na odwrociu sygnowany, datowany i opisany: JOANNA 
GUZOWSKA | „BETWEEN LIGHT & DARK” – | 145 × 130 | OIL 2019

estymacja  1 500 – 2 500 PLN *
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Sztuka XIX i XX wieku 
Młoda Polska
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101 ←	 Wlastimil Hofman (1881–1970) Organista (1943)
olej / płótno
45 × 37 cm (w świetle oprawy)
sygnowany i datowany śr.: Wlastimil | Nazaret Hofman 1943
na odwrociu opisany: Organista Edgar Affard | „Organista” | 
W Kościele Chrystusa Młodzieńca w Nazarecie | listopad 
1943 | Nazaret

estymacja  26 000 – 36 000 PLN *

Wlastimil Hofman – polski malarz czeskiego pochodze-
nia, wybitny przedstawiciel młodopolskiego symbolizmu. 
Choć przyszedł na świat w Pradze, w wieku ośmiu lat 
przeprowadził się wraz z rodziną do Krakowa. Już wów-
czas zaczął ujawniać talent plastyczny – jak sam pisał 
w swoim dzienniku ze szkolnych lat: „Pragnąłem być 
wielkim artystą, drugim Matejką (…) Tak ogromnie lubi-
łem rysować w tych czasach, że wszystkie książki szkolne, 
wszystkie papiery porysowałem”*. Po ukończeniu gim-
nazjum zdał egzaminy na krakowską Akademię Sztuk 
Pięknych, gdzie studiował w pracowniach m.in. Jana 
Stanisławskiego i Floriana Cynka, a od drugiego roku – 
Jacka Malczewskiego. To właśnie on wywarł najwięk-
szy wpływ na malarski styl oraz dobór tematów przez 
młodego artystę. Także mistrz niezwykle cenił swojego 
studenta – wiele lat później po śmierci Malczewskie-
go jego żona podarowała Hofmanowi paletę zmarłego 
męża z dedykacją**. Wpływ malarstwa Malczewskiego 
na Wlastimila Hofmana niewątpliwie da się zauważyć 
we wspólnej dla obu artystów tradycji młodopolskiego 
symbolizmu: w zbliżonych układach kompozycyjnych, 
alegorycznych i symbolicznych tematach, gdzie natura 
łączy się z poetyckością, baśniowością i fantastyką. Arty-
sta przez lata pozostał wierny wypracowanym wówczas 
metodom i motywom, z których najczęstsze były przed-
stawienia religijne i mitologiczne, a także fantastyczne 
alegorie wplecione w sceny z życia ludu. Spotkało się to 
z uznaniem widowni i krytyki: w 1907 roku jako pierwszy 
Polak otrzymał nominację na członka Wienner Seces-
sion Galerie, a w 1921 1921 jako drugi (po Oldze Boznań-
skiej) zostaje członkiem Société nationale des beaux-arts 
w Paryżu. Jego redakcja malarstwa figuralnego oparła 
się wszelkim międzywojennym awangardowym prądom, 
przez co Hofman w późniejszych latach tworzył nieco 
na marginesie głównego obiegu sztuki. W okresie mię-
dzywojennym starał się jednak aktywnie uczestniczyć 
w życiu artystycznym – wystawiał swoje prace zarówno 
w kraju, jak i za granicą, sam zaś w poszukiwaniu inspira-
cji podróżował do Paryża, Wiednia czy Włoch. Wybuch II 
wojny zmusił Hofmana i jego żonę (którzy znaleźli się na 
liście gestapo za pomoc czechosłowackim uchodźcom) 

do ucieczki z kraju. Małżeństwo przez Krym i Turcję 
przedostało się do ówczesnej Palestyny i osiedliło w Tel 
Awiwie. Malarz wiódł tam skromne życie, utrzymując 
się z malarstwa, głównie pejzażowego i portretowego; 
często jego żona Ada szukała wyrzuconych kawałków 
dykty czy blaszanych puszek, aby mąż miał na czym 
malować***. Po zakończeniu wojny Hofman wrócił 
do Krakowa, a ostatnie lata życia spędził w Szklarskiej 
Porębie.

Prezentowany portret powstał podczas wojennej 
tułaczki Wlastimila Hofmana – namalował go w 1943 
roku w Nazarecie. Według autorskiej inskrypcji, przed-
stawia on Edgara organistę z Kościoła Chrystusa Mło-
dzieńca w Nazarecie. Podczas pobytu w Palestynie arty-
sta wykonywał portrety innych imigrantów, aby mogli 
wysłać je do rodziny w Europie na dowód, że udało im się 
przeżyć. Być może portret organisty należy do tej grupy 
obrazów. Niezależnie jednak od jego historii, wizerunek 
stanowi popis malarskiego kunsztu Wlastimila Hofma-
na, jego wrażliwości kolorystycznej oraz umiejętności 
uchwycenia psychologicznego rysu modela.
[1] E. Wolniewicz-Mierzwińska, Sylwetka Wlastimila Hofmana 
w świetle jego pamiętnika, „Biuletyn Historii Sztuki”, t. 41, nr 
3, 1979, s. 264.  [2] Tamże, s. 482.  [3] B. Czajkowski, Portret 
z pamięci, Wrocław–Warszawa– Kraków–Gdańsk 1971, s. 173.
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102 	 Wojciech Gerson (1831–1901) Tadeusz Kościuszko (1890)
olej / płótno
95 × 65 cm
sygnowany i datowany l.d. monogramem wiązanym: GW 1890 r
Literatura:

∙∙ Wojciech Gerson 1831–1901. Katalog wystawy monograficznej, 
Muzeum Narodowe w Warszawie, 1978, s. 102 (umieszczony 
w kategorii Wzmiankowane)

∙∙ Materiały do życia i twórczości Wojciecha Gersona, oprac. 
A. Vetulani, A. Ryszkiewicz, Wrocław 1951, s. 37., poz. 374

estymacja  250 000 – 300 000 PLN

Wojciech Gerson – malarz, jeden z najważniejszych pol-
skich przedstawicieli XIX-wiecznego realizmu, a także 
historyk i krytyk sztuki oraz pedagog. Urodził się w War-
szawie w zamożnej rodzinie o francusko-niemieckich 
korzeniach, choć Wojciech został wychowany w tradycji 
polskiego patriotyzmu i kultu niepodległościowych zry-
wów. Jego ojciec był właścicielem cegielni na Mokotowie. 
To właśnie on rozbudził w synu zainteresowanie sztuką 
ludową. W 1844 roku nastoletni Gerson rozpoczął kształ-
cenie artystyczne na Wydziale Architektury Szkoły Sztuk 
Pięknych w Warszawie. Na jego nieprzeciętne zdolności 
artystyczne zwrócił uwagę Aleksander Kokular, wów-
czas profesor tej uczelni. Zamiłowanie do twórczości 
plastycznej wzięło górę i w 1845 skłoniło Gersona do 
przeniesienia się na Wydział Malarstwa. Jego nauczy-
cielami byli m.in. Jan Feliks Piwowarski, Marcin Zaleski 
czy Rafał Hadziewicz. W czasach studenckich Gerson 
wraz z kilkorgiem kolegów utworzył grupę, którą sami 
nazywali „cyganerią”, zaś ich programowym celem było 
stworzenie sztuki narodowej. Młodzi malarze organi-
zowali wycieczki po terenach dawnej Rzeczypospolitej, 
aby studiować rodzime pejzaże oraz stroje i obyczaje 
ludowe. W 1851 roku Gerson ukończył studia malarskie 
z wyróżnieniem, a dwa lata później został uhonorowa-
ny stypendium na studia w Akademii Sztuk Pięknych 
w Petersburgu. Korzystna sprzedaż jednego z obrazów 
umożliwiła mu wyjazd do Paryża, który uważany był 
wówczas za najwyższą artystyczną nobilitację. Do sto-
licy Francji Gerson przyjechał w 1856 roku i spędził tam 
14 miesięcy, z czego przez trzy uczył się w pracowni 
Léona Cognieta, cenionego przez Francuzów malarza 
historycznego. Resztę czasu poświęcił na samodziel-
ne studia w muzeach. Spotykał się też z osiadłymi we 
Francji polskimi artystami, w tym z poetą i malarzem 
Cyprianem Kamilem Norwidem. W ich gronie dysku-
towano o współczesnych trendach w sztuce, rodzącym 
się realizmie i jego głównym przedstawicielu Gustavie 

Courbet, lecz przede wszystkim o sztuce narodowej, o jej 
promocji w kraju i programie działania dla poparcia 

„sztuki ojczystej”. Po powrocie do Warszawy angażował 
się w animację życia artystycznego w mieście; m.in. dzię-
ki jego staraniom powstało Towarzystwo Zachęty Sztuk 
Pięknych, którego był wieloletnim wiceprezesem. W 1871 
podjął pedagogiczne obowiązki w warszawskiej Klasie 
(Szkole) Rysunkowej, w której wykształcił do 1896 całą 
plejadę artystów, m.in. Józefa Chełmońskiego, Józefa 
Pankiewicza, Władysława Podkowińskiego, Jana Stani-
sławskiego i Leona Wyczółkowskiego. Jeszcze za swoje-
go życia uczestniczył w licznych wystawach w Europie 
i Ameryce.

Wojciech Gerson prowadził niezwykle aktywną 
i zróżnicowaną tematycznie działalność artystyczną. 
Malował kompozycje historyczne, czerpiąc obficie z dzie-
jów Polski, tworzył sceny rodzajowe, głównie o tematyce 
ludowej, realistyczne pejzaże, wśród których prym wio-
dły krajobrazy tatrzańskie. Był jednym z artystów, którzy 
odkryli polskie góry dla sztuki. W tym czasie dał się 
poznać także jako znakomity publicysta i krytyk sztuki. 
Prezentowany obraz to odwzorowanie portretu jednej 
z najważniejszych postaci w historii zrywów niepodle-
głościowych narodu polskiego – Tadeusza Kościuszki. 
Przedstawienie narodowego bohatera na koniu w ruchu 
i z szablą uniesioną w górę podkreśla jego cechy przy-
wódcze, odwagę w działaniu i siłę. Genezę takiego ujęcia 
można wywieść z „kanonicznego” wizerunku Napole-
ona Bonaparte autorstwa Jacquesa Louisa Davida, choć 
poza postaci namalowanej przez Gersona jest znacz-
nie bardziej statyczna. Obraz znakomicie wpisuje się 
w rozwijaną przez dekady koncepcję sztuki narodowej, 
sławiącej polskich bohaterów i piękno rodzimego kra-
jobrazu. Wielkoformatowe płótno Wojciecha Gersona 
to prawdziwa rynkowa rzadkość i niezwykła okazja dla 
miłośników XIX-wiecznego realizmu najwyższej próby.
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103 	 Julian Fałat (1853–1929) Portret mężczyzny (1918)
akawarela / papier
98 × 51 cm
sygnowany i datowany p.d.: JFałat | Bystra, 1918
praca posiada opinię historyczki sztuki i rzeczoznawczyni 
Jadwigi Oczko-Kozłowskiej

estymacja  50 000 – 60 000 PLN
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104 	 Julian Ajdukiewicz (1883–1941) Portret kobiety z bukietem fiołków (1916)
pastel / papier
68 × 48 cm
75,5 × 55,3 cm (w oprawie)
opisany l.d.: Hala Ajdukiewicz | 1916

estymacja  18 000 – 22 000 PLN
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105 	 Mojżesz Kisling (1891–1953) Żebraczka (niedatowany)
litografia / papier
33 × 23,5 cm (w świetle passe-partout)
Prezentowana litografia pochodzi z teki L'Épopée Bohémienne 
[Epopeja cygańska]

estymacja  1 500 – 2 000 PLN *
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106 	 Władysław Chmieliński (1911–1979) Stare miasto zimą (niedatowany)
olej / płótno
59 × 96 cm (w świetle oprawy)
sygnowany p.d.: W. CHMIELIŃSKI

estymacja  10 000 – 14 000 PLN *
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107 	 Albert Ernest Carrier-Belleuse (1824–1887) Popiersie kobiety (niedatowany)
brąz
53 × 32 × 23 cm

estymacja  12 000 – 16 000 PLN
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108 	 Maria Ritter (1899–1976) Dziewczynka (niedatowany)
olej / płótno
83 × 68 cm (w oprawie)

estymacja  6 000 – 8 000 PLN *
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109 	 Fryderyk Pautsch (1877–1950) Portret dziecka (niedatowany)
olej / płótno naklejone na tekturę
50 × 38,5 cm
67 × 55 cm (z oprawą)
sygnowany l.d.: FPautsch.

estymacja  12 000 – 16 000 PLN *
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Fundacja Gessel dla Muzeum Narodowego w Warszawie
Wspiera działania Muzeum Narodowego w Warszawie w zakre-
sie poszerzania, przechowywania, udostępniania i promocji zbio-
rów polskiej sztuki współczesnej. Fundacja realizuje swoją misję 
poprzez dokonywanie zakupów dzieł polskiej sztuki nowoczesnej 
i współczesnej, które są przeznaczone do kolekcji Muzeum Naro-
dowego w Warszawie.

IVY Poland
Fundacja Ivy Poland promuje i wspiera edukację Polaków na najlep-
szych amerykańskich i europejskich uniwersytetach m.in. poprzez 
programy stypendialne, oraz zrzesza polskich absolwentów najlep-
szych światowych uczelni i filantropów zainteresowanych wspie-
raniem Polaków w edukacji na najwyższym poziomie i świadczy 
doradztwo edukacyjne.

Synapsis
Misją Fundacji SYNAPSIS jest niesienie profesjonalnej pomocy dzie-
ciom i dorosłym osobom z autyzmem i ich rodzinom oraz wypraco-
wywanie systemowych rozwiązań, które poprawią jakość ich życia.

Fundacja Wiewiórki Julii
Fundacja Wiewiórki Julii to pierwsza tego rodzaju organizacja 
której celem jest zapewnienie kompleksowej opieki stomatologicz-
nej dzieciom oraz młodzieży z wadami rozwojowymi, z placówek 
socjalnych osobom starszym i niepełnosprawnym.

Kabbalah Center Poland
Międzynarodowa organizacja upowszechniająca mądrość Kabba-
lah. Jej celem jest dawanie ludziom wiedzy oraz narzędzi, pozwa-
lających ulepszyć życie i usunąć chaos panujący na świecie.

Towarzystwo Pomocy im. św. Brata Alberta
Prowadzi schroniska, noclegownie, domy stałego pobytu, łaźnie, 
świetlice, kuchnie dla ubogich. Przeciwdziała i zapobiega bezdom-
ności, promuje to co jest bliskie idei albertyńskiej.

Fundacja im. Grzegorza Góraka
Fundacja wspiera rozwój młodych osób w zakresie ich przedsiębior-
czości oraz zachęca ich do stawiania pierwszych kroków w bizne-
sie; promuje idee patriotyzmu gospodarczego i CSR. Krzewi takie 
wartości jak etyka, uczciwość i konsekwencja w dążeniu do celu.

Schronisko dla bezdomnych zwierząt w Korabiewicach
Schronisko jest pod opieką Fundacji Viva! Od 2012 r. Fundacja Viva! 
Akcja Dla Zwierząt zajmuje się walką o poprawienie losu zwierząt.

Fundacja One Day
Celem fundacji jest działalność społeczna w zakresie pomocy 
doraźnej, w edukacji i pomocy w usamodzielnianiu się dzieciom 
po wyjściu z domu dziecka i z innych placówek opiekuńczych.

Towarzystwo Zachęty Sztuk Pięknych
Realizuje projekty z obszaru edukacji artystycznej oraz wspiera 
Zachętę – Narodową Galerię Sztuki w jej misji upowszechniania 
sztuki współczesnej.

Lista fundacji, na które mogą Państwo przekazać 3% ceny 
sprzedaży, zgodnie z zapisem regulaminu aukcji § XI. pkt 3.



Formularz zlecenia licytacji z limitem/telefonicznej
Nazwa aukcji: Aukcja sztuki XX i XXI wieku | Kod aukcji: 2006ASN14 | Data aukcji: 18.06.2020 godz. 19.00

Zlecenie licytacji z limitem oraz licytacja telefoniczna to sposoby wzięcia udziału w aukcji, nie wymagają od Uczestnika aukcji uiszczania dodatkowych 
kosztów.

zlecenie licytacji z limitem  Q					lic     ytacja telefoniczna  Q	

Niniejszy formularz musi być dostarczony do Domu Aukcyjnego osobiście lub jego podpisany skan musi zostać przesłany mailem na adres: 
zlecenia@artlibra.pl, najpóźniej 1 dzień roboczy przed rozpoczęciem aukcji. Przed przyjęciem zlecenia licytacji pracownik Domu Aukcyjnego ma 
prawo poprosić o podanie pełnych danych osobowych oraz o dokument potwierdzający tożsamość osoby dokonującej zlecenia (dowód osobisty, 
paszport); w przypadku zleceń przesłanych e-mailem: w formie skanu takiego dokumentu.

Osoba zlecająca licytację:

IMIĘ I NAZWISKO					     NUMER KLIENTA		seria   i numer dowodu osobistego/PESEL

Numer telefonu do licytacji			hasło  

Nr kat. Autor/Tytuł:
Maksymalna oferowana kwota

(bez opłaty aukcyjnej)
lub licytacja telefoniczna [ TEL. ]

Podanie przez Uczestnika aukcji limitu licytacji jest informacją ściśle poufną. Dom Aukcyjny będzie reprezentował w licytacji Uczestnika aukcji do 
podanej kwoty, z jednoczesną gwarancją nabycia obiektu za najniższą możliwą kwotę. Dom Aukcyjny nie przyjmuje zleceń bez limitu. W przypadku 
zaistnienia kilku zleceń w tej samej wysokości, Dom Aukcyjny będzie reprezentował Klienta, którego zlecenie zostało złożone najwcześniej.

Zlecenie telefoniczne
W przypadku zlecenia dotyczącego licytacji telefonicznej prosimy o podanie numeru telefonu dostępnego w czasie aukcji. Pracownik Domu 
Aukcyjnego połączy się z Uczestnikiem aukcji chwilę przed rozpoczęciem licytacji wybranych obiektów i przeprowadzi weryfikację za pomocą 
imienia i nazwiska oraz hasła podanego w zleceniu licytacji. Dom Aukcyjny nie ponosi odpowiedzialności za brak możliwości wzięcia udziału 
w licytacji, będący konsekwencją problemów z uzyskaniem lub z jakością połączenia.

Należność za zakupiony obiekt wpłacę:
Q	 przelewem na rachunek bankowy Domu Aukcyjnego: 28 1140 1010 0000 3742 0700 1002 SWIFT: BREXPLPW
Q	 gotówką w siedzibie Domu Aukcyjnego, z zastrzeżeniem obowiązujących przepisów prawa lub kartą płatniczą
	 (Dom Aukcyjny Libra zastrzega możliwość przyjmowania wpłat kartą płatniczą do kwoty 10 000 zł)

	 Podpis pracownika Domu Aukcyjnego LIBRA	 Podpis uczestnika Aukcji

Dom Aukcyjny LIBRA spółka z ograniczoną odpowiedzialnością z siedzibą w Warszawie przy ul. ul. Złota 48/54; 00–120 Warszawa, wpisana do rejestru przedsiębiorców Krajowego Rejestru 
Sądowego, prowadzonego przez Sąd Rejonowy dla m.st. Warszawy w Warszawie, XII Wydział Gospodarczy Krajowego Rejestru Sądowego pod numerem KRS 0000642622, numer NIP: 
7010624059 oraz numer REGON: 365672461, kapitał zakładowy w wysokości 338.000,00 zł.

Q faktura
Q paragon
Q poczta
Q e-mail
Q odbiór osobisty



Formularz rejestracji klienta
Nazwa aukcji: Aukcja sztuki XX i XXI wieku | Kod aukcji: 2006ASN14 | Data aukcji: 18.06.2020 godz. 19.00

DATA REJESTRACJI KLIENTA:					    HASŁO:

DANE OSOBOWE:

Imiona, Nazwisko						      i/lub Nazwa firmy

Dowód osobisty (seria i numer) 					    Paszport (w przypadku braku dowodu osobistego)

PESEL							       NIP (w przypadku firmy)			 

DANE KONTAKTOWE:

E-mail							       Numer telefonu:

ADRES KORESPONDENCYJNY:

Ulica							       Nr domu/mieszkania		

Kod pocztowy 						      Miejscowość

ADRES ZAMELDOWANIA/SIEDZIBY (JEŚLI INNY NIŻ POWYŻEJ):

Ulica							       Nr domu/mieszkania		

Kod pocztowy 						      Miejscowość

Dom Aukcyjny LIBRA spółka z ograniczoną odpowiedzialnością z siedzibą w Warszawie przy ul. ul. Złota 48/54; 00–120 Warszawa, wpisana do rejestru przedsiębiorców Krajowego Rejestru Sądowego, prowadzonego 
przez Sąd Rejonowy dla m.st. Warszawy w Warszawie, XII Wydział Gospodarczy Krajowego Rejestru Sądowego pod numerem KRS 0000642622, numer NIP: 7010624059 oraz numer REGON: 365672461, kapitał zakła-
dowy w wysokości 338.000,00 zł.

Przed przyjęciem formularza rejestracji pracownik Domu Aukcyjnego ma prawo 
prosić o podanie pełnych danych osobowych oraz o okazanie lub kopię dokumentu 
potwierdzającego tożsamość osoby rejestrowanej (dowód osobisty, paszport; w przypadku 
zleceń przesyłanych e-mailem, pocztą konieczne jest dołączenie kserokopii lub skanu 
dokumentu). Dane są udostępniane dobrowolnie, jednak ich podanie jest warunkiem 
koniecznym do wzięcia udziału w licytacji.

JA, NIŻEJ PODPISANY/A OŚWIADCZAM, ŻE:
Q	 zapoznałem/am się i akceptuję warunki Regulaminu oraz Polityki Prywatności, które to 

dokumenty otrzymałem/am przy dokonaniu rejestracji / zostały mi udostępnione na 
stronie internetowej Domu Aukcyjnego www.artlibra.pl;

Q	 zobowiązuję się do zrealizowania zawartych transakcji zgodnie z Regulaminem Aukcji;

Q 	 wszystkie dane zawarte w niniejszym formularzu są prawdziwe.

DODATKOWE ZGODY:
Ja, niżej podpisany/a:
1.	 Wyrażam zgodę na przetwarzanie moich danych osobowych przez Dom Aukcyjny, w celu 

marketingu usług własnych, poprzez przesyłanie materiałów marketingowych na adres 
wskazany w formularzu jako korespondencyjny (proszę wybrać odpowiednie pole):

Q	 TAK  Q  NIE
2.	 Wyrażam zgodę na przetwarzanie moich danych osobowych przez Dom Aukcyjny 

w postaci wizerunku utrwalonego w związku z rejestracją przebiegu Aukcji przy pomocy 
urządzeń technicznych oraz na wykorzystanie tego wizerunku w celach związanych 
z wewnętrznym funkcjonowaniem Domu Aukcyjnego (proszę wybrać odpowiednie pole):

Q	 TAK  Q  NIE
3.	 Wyrażam zgodę na używanie przez Dom Aukcyjny telekomunikacyjnych urządzeń 

końcowych i automatycznych systemów wywołujących dla celów marketingu 
bezpośredniego (proszę wybrać odpowiednie pole):

Q	 TAK  Q  NIE
4.	 Wyrażam zgodę na przesyłanie przez Dom Aukcyjny informacji handlowej skierowanej za 

pomocą środków komunikacji elektronicznej, w postaci (proszę wybrać odpowiednie pole):
wiadomości e-mail	 Q TAK  Q NIE
wiadomości SMS	 Q TAK  Q NIE

 	 Data				    Podpis klienta
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Regulamin aukcji
§ 1. DEFINICJE
Dom Aukcyjny – Libra Dom Aukcyjny spółka z ograniczoną odpowiedzialnością z siedzibą 
w Warszawie przy ul. Złotej 48/54; 00–120 Warszawa, wpisana do rejestru przedsiębiorców 
Krajowego Rejestru Sądowego prowadzonego przez Sąd Rejonowy dla m. st. Warszawy 
w Warszawie, XII Wydział Gospodarczy Krajowego Rejestru Sądowego pod numerem KRS 
0000642622, posiadająca numer NIP 7010624059 i numer REGON 365672461, kapitał zakładowy 
w wysokości 338.000,00 zł,
Regulamin – niniejszy regulamin aukcji Domu Aukcyjnego,
Aukcjoner – osoba upoważniona do prowadzenia aukcji,
Obiekt – dzieło sztuki lub inny obiekt kolekcjonerski będący przedmiotem sprzedaży,
Cena minimalna – cena, za którą właściciel Obiektu zgodził się go sprzedać, znana jedynie 
Domowi Aukcyjnemu/Aukcjonerowi,
Cena wywoławcza – cena, od której Aukcjoner rozpoczyna licytację Obiektu; cena 
wywoławcza może być niższa niż Cena minimalna,
Sprzedający – osoba oddająca Obiekt do sprzedaży,
Uczestnik aukcji – osoba biorąca udział w aukcji,
Umowa – umowa sprzedaży zawarta w momencie uderzenia młotkiem (z chwilą udzielenia 
przybicia w rozumieniu art. 702 § 2 Kodeksu cywilnego) lub umowa sprzedaży zawarta 
w ramach sprzedaży pozaaukcyjnej,
Nabywca – osoba, która zawarła Umowę z Domem Aukcyjnym,
Dzień roboczy – dzień od poniedziałku do piątku, w godz. 9.00–20.00 czasu obowiązującego na 
terytorium Rzeczypospolitej Polskiej, z wyłączeniem dni ustawowo wolnych od pracy,
Usługodawca – podmiot, który na podstawie umowy zawartej z Domem Aukcyjnym umożliwia 
udział w licytacji internetowej.

§ 2. POSTANOWIENIA OGÓLNE
1.	 Organizatorem aukcji jest Dom Aukcyjny. Dom Aukcyjny każdorazowo określa termin i miejsce 

odbycia aukcji. Dom Aukcyjny zastrzega sobie prawo do odwołania aukcji, bez podania 
przyczyny.

2.	 Przedmiotem aukcji są Obiekty oddane do sprzedaży komisowej przez Sprzedających albo 
stanowiące własność Domu Aukcyjnego.

3.	 Zgodnie z oświadczeniem Sprzedającego, oddany do sprzedaży komisowej Obiekt stanowi 
jego własność lub Sprzedający ma prawo do rozporządzania nim, a ponadto, nie jest on objęty 
jakimkolwiek postępowaniem sądowym lub administracyjnym oraz nie jest obciążony prawami 
ani roszczeniami osób trzecich.

4.	 Wystawiony na aukcji Obiekt posiada Cenę wywoławczą, która może być podana w katalogu.
5.	 Ustalona przez Sprzedającego Cena minimalna znana jest tylko Domowi Aukcyjnemu/

Aukcjonerowi i stanowi tajemnicę przedsiębiorstwa.
6.	 Dom Aukcyjny zastrzega sobie prawo do wycofania Obiektu ze sprzedaży bez wskazywania 

przyczyny oraz bez ponoszenia z tego tytułu jakiejkolwiek odpowiedzialności.
7.	 Dom Aukcyjny po sprzedaży Obiektu ma prawo do dysponowania wizerunkiem sprzedanego 

Obiektu, w tym danymi technicznymi Obiektu oraz wysokością osiągniętej ceny sprzedaży 
Obiektu, na zasadzie licencji niewyłącznej, nieograniczonej w czasie i miejscu w celach 
marketingowych, promocyjnych i naukowych, a tym samym zachowuje prawo do publikacji 
wizerunku obiektu w publikacjach cyfrowych, drukowanych oraz w Internecie.

§ 3. PREZENTACJA OBIEKTÓW
1.	 Obiekty prezentowane są w katalogach przygotowywanych przez Dom Aukcyjny. Treść 

katalogu może być modyfikowana przed rozpoczęciem licytacji przez Dom Aukcyjny lub 
Aukcjonera.

2.	 Dom Aukcyjny przeprowadza wycenę oraz zapewnia rzetelny opis katalogowy powierzonego 
do sprzedaży Obiektu.

3.	 Opisy katalogowe Obiektów wystawianych na aukcji wykonywane są w najlepszej wierze 
z wykorzystaniem doświadczenia i fachowej wiedzy pracowników Domu Aukcyjnego lub 
współpracujących z Domem Aukcyjnym ekspertów.

4.	 Wszystkie Obiekty sprzedawane na aukcji można oglądać na wystawie przedaukcyjnej, we 
wskazanym przez Dom Aukcyjny terminie oraz miejscu ich ekspozycji.

5.	 Dom Aukcyjny sprzedaje Obiekt w stanie, w jakim został on dostarczony przez Sprzedającego. 
W okresie, o którym mowa w pkt. 4, Dom Aukcyjny zapewnia możliwość obejrzenia Obiektu 
oraz skonsultowania stanu zachowania Obiektu z konserwatorem. Dom Aukcyjny nie 
uwzględnia reklamacji, których podstawą jest stan zachowania Obiektu.

§ 4. REJESTRACJA
1.	 Warunkiem uczestniczenia w aukcji osobiście, jak i złożenia zlecenia licytacji z limitem lub 

licytacji telefonicznej, a także w przypadku uruchomienia przez Dom Aukcyjny licytacji 
internetowej na własnej platformie jest zarejestrowanie klienta przez Dom Aukcyjny.

2.	 Zarejestrowana może zostać osoba pełnoletnia. Rejestracja polega na wypełnieniu formularza 
rejestracyjnego. Pracownik dokonujący rejestracji może poprosić o przedstawienie dokumentu 
potwierdzającego tożsamość osoby rejestrowanej (dowód osobisty, paszport).

3.	 Klient zarejestrowany przez Dom Aukcyjny otrzymuje numer klienta oraz hasło identyfikujące.
4.	 Do momentu powiadomienia Domu Aukcyjnego o fakcie ujawnienia przez klienta hasła 

identyfikującego osobom nieupoważnionym, Dom Aukcyjny nie ponosi odpowiedzialności za 
skutki tego ujawnienia.

5.	 Przy dokonywaniu rejestracji, jak i w sytuacjach, o których mowa w pkt. VI, VII i VIII, Dom 
Aukcyjny zastrzega sobie prawo do weryfikacji numeru karty kredytowej, żądania podania 
wiarygodnych referencji lub żądania wpłacenia wadium, zwracanego w przypadku 
niedokonania zakupu. Jeżeli klient uniemożliwia Domowi Aukcyjnemu przeprowadzenie 
weryfikacji, Dom Aukcyjny ma prawo odmówić dokonania rejestracji lub uniemożliwić udział 
w aukcji.

6.	 Dane osobowe klientów są zbierane i przetwarzane w zakresie opisanym w pkt. 7. Ponadto, 
w przypadku wyrażenia przez klientów stosownej zgody dane osobowe mogą być zbierane 
i przetwarzane – na zasadzie dobrowolności – w innych celach określonych przez klienta 
w oświadczeniu o wyrażeniu zgody na przetwarzanie danych osobowych.

7.	 Zgodnie z art. 23 ust. 1 pkt 3) ustawy z dnia 29 sierpnia 1997 roku o ochronie danych 
osobowych (tj. Dz. U. 2016, poz. 922), przetwarzanie danych osobowych jest dopuszczalne, gdy 
jest to konieczne do realizacji umowy, gdy osoba, której dane dotyczą jest jej stroną lub gdy 
jest to niezbędne do podjęcia działań przed zawarciem umowy na żądanie osoby, której dane 
dotyczą.

8.	 Klient ma prawo do wglądu do swoich danych w siedzibie Domu Aukcyjnego oraz prawo do 
ich poprawiania, a także do żądania zaprzestania ich przetwarzania ze względu na szczególną 
sytuację.

9.	 Poprzez podpisanie formularza rejestracyjnego, klient akceptuje Regulamin.

§ 5. PRZEBIEG AUKCJI
1.	 Licytacja prowadzona jest zgodnie z przepisami prawa polskiego, przez Aukcjonera, który działa 

w imieniu i na rachunek Domu Aukcyjnego.
2.	 Aukcjoner ma prawo dowolnie łączyć, rozdzielać Obiekty, zmieniać kolejność licytacji, wyłączyć 

Obiekty z licytacji lub wprowadzić nowe bez podawania przyczyny. Aukcjoner każdorazowo 
ogłasza podjęcie decyzji, o których mowa powyżej.

3.	 Obiekty licytowane są od Ceny wywoławczej w górę. Dom Aukcyjny zastrzega sobie możliwość 
zmiany Ceny wywoławczej przed licytacją.

4.	 Postąpienie w licytacji wynosi ok. 10 % poprzedniej oferty. Wysokość postąpienia, wyrażoną 
w Zł, określa Aukcjoner, informując w trakcie licytacji o każdej zmianie wysokości postąpienia.

5.	 Zakończenie licytacji danego Obiektu następuje w momencie uderzenia młotkiem przez 
Aukcjonera. Uderzenie młotkiem jest równoznaczne z zawarciem Umowy pomiędzy 
Domem Aukcyjnym a Nabywcą. Po zakończeniu aukcji Nabywca uprawniony jest do odbioru 
potwierdzenia zawartych transakcji, a po dokonaniu zapłaty – do odbioru Obiektu.

6.	 Aukcja prowadzona jest w języku polskim. Na życzenie Uczestnika aukcji niektóre spośród 
licytacji mogą być równolegle prowadzone w języku angielskim. Prośby takie powinny zostać 
zgłoszone Domowi Aukcyjnemu najpóźniej na 1 Dzień roboczy przed aukcją wraz z informacją, 
których Obiektów dotyczą. Ostateczna decyzja należy do Domu Aukcyjnego.

7.	 W przypadku zaistnienia sporu w trakcie licytacji, Aukcjoner rozstrzyga spór lub przeprowadza 
ponowną licytację Obiektu.

8.	 Dom Aukcyjny zastrzega sobie prawo do rejestrowania przebiegu aukcji przy pomocy urządzeń 
technicznych rejestrujących obraz i dźwięk oraz archiwizowania nagrań, w celach związanych 
z wewnętrznym funkcjonowaniem Domu Aukcyjnego oraz z rozstrzyganiem sporów.

§ 6. UCZESTNICTWO OSOBISTE W AUKCJI
1.	 Osobiście w aukcji mogą uczestniczyć osoby, które:

a.	 zostały zarejestrowane przez Dom Aukcyjny, oraz
b.	 wypełniły formularz uczestnictwa w aukcji.

2.	 Przed rozpoczęciem aukcji Dom Aukcyjny wydaje Uczestnikowi aukcji tabliczkę z numerem 
aukcyjnym. Bezpośrednio po zakończeniu aukcji Uczestnik aukcji zobowiązany jest zwrócić 
tabliczkę z numerem aukcyjnym.

3.	 Dom Aukcyjny ma prawo uniemożliwić uczestnictwo w aukcji lub wykluczyć z konkretnej aukcji 
Uczestnika aukcji, który naruszył postanowienia Regulaminu lub nie zastosował się do decyzji 
Aukcjonera.

§ 7. LICYTACJA TELEFONICZNA
1.	 W licytacji przy użyciu telefonu mogą uczestniczyć osoby, które:

a.	 zostały zarejestrowane przez Dom Aukcyjny, oraz
b.	 wypełniły formularz zlecenia licytacji.

2.	 W formularzu zlecenia licytacji, Uczestnik Aukcji wskazuje Obiekt, który chce licytować oraz 
numer telefonu, pod który pracownik Domu Aukcyjnego zadzwoni przed rozpoczęciem licytacji. 
Formularz zlecenia licytacji dostępny jest w siedzibie Domu Aukcyjnego oraz na stronie 
internetowej Domu Aukcyjnego, a także zamieszczony jest w katalogu aukcyjnym.

3.	 Formularz należy dostarczyć do Domu Aukcyjnego osobiście lub przesłać jego podpisany skan 
mailem wraz ze skanem dokumentu potwierdzającego tożsamość, najpóźniej 1 Dzień roboczy 
przed aukcją. Dom Aukcyjny może wyrazić zgodę na dostarczenie formularza w inny sposób.

4.	 Dom Aukcyjny może odmówić udziału w licytacji przez telefon w przypadku, kiedy liczba 
zgłoszeń przekroczy przewidziane możliwości techniczne. W takim wypadku o możliwości 
udziału w licytacji przez telefon decyduje kolejność zgłoszeń.

5.	 Pracownik Domu Aukcyjnego połączy się z Uczestnikiem aukcji przed rozpoczęciem licytacji 
wybranych Obiektów. Po uzyskaniu połączenia, Uczestnik aukcji zostanie poproszony przez 
pracownika Domu Aukcyjnego o podanie imienia i nazwiska oraz wskazanego w formularzu hasła.

6.	 Dom Aukcyjny może odmówić udziału w licytacji przez telefon, jeżeli istnieją jakiekolwiek 
wątpliwości dotyczące tożsamości osoby składającej zlecenie.

7.	 Dom Aukcyjny nie ponosi odpowiedzialności za brak możliwości wzięcia udziału w licytacji, 
będący konsekwencją niezawinionych przez Dom Aukcyjny problemów z uzyskaniem lub 
z jakością połączenia. Dom Aukcyjny nie ponosi odpowiedzialności za odmowę wzięcia udziału 
w licytacji z przyczyn wskazanych w pkt. 4.

8.	 Na życzenie Uczestnika aukcji licytacja telefoniczna może być prowadzona w języku angielskim 
lub w innym języku, po wcześniejszym uzgodnieniu z Domem Aukcyjnym. Prośby takie powinny 
zostać zgłoszone Domowi Aukcyjnemu najpóźniej na 1 Dzień roboczy przed aukcją. Ostateczna 
decyzja należy do Domu Aukcyjnego.

9.	 Dom Aukcyjny nie pobiera dodatkowych opłat z tytułu licytacji telefonicznej.
10.	Dom Aukcyjny rejestruje i archiwizuje rozmowy telefoniczne z Uczestnikami aukcji, o których 

mowa powyżej.

§ 8. ZLECENIE LICYTACJI Z LIMITEM
1.	 Złożyć zlecenie licytowania z limitem przez Dom Aukcyjny w imieniu klienta mogą osoby, które:

a.	 zostały zarejestrowane przez Dom Aukcyjny, oraz
b.	 wypełniły formularz zlecenia licytacji.

2.	 Formularz zlecenia licytacji dostępny jest w siedzibie Domu Aukcyjnego oraz na stronie 
internetowej Domu Aukcyjnego, a także jest zamieszczony w katalogu aukcyjnym.

3.	 W formularzu zlecenia licytacji Uczestnik aukcji wskazuje Obiekty, które chce licytować oraz 
maksymalne oferowane kwoty.

4.	 Formularz należy dostarczyć do Domu Aukcyjnego osobiście lub przesłać jego podpisany skan 
mailem wraz ze skanem dokumentu potwierdzającego tożsamość, najpóźniej 1 Dzień roboczy 
przed aukcją. Dom Aukcyjny może wyrazić zgodę na dostarczenie formularza w inny sposób.

5.	 Dom Aukcyjny będzie licytował do wskazanego limitu, oznaczonego w formularzu zlecenia. 
Kwota maksymalna stanowi tajemnicę przedsiębiorstwa. Dom Aukcyjny dołoży wszelkich 
starań, aby zakupić Obiekt po możliwie najniższej cenie, poniżej limitu podanego przez klienta.

6.	 Dom Aukcyjny nie przyjmuje zleceń licytacji bez limitu.

§ 9. LICYTACJA INTERNETOWA
1.	 Dom Aukcyjny może umożliwić udział w licytacji przez Internet w czasie rzeczywistym (aukcja 

publiczna) poprzez wybrany przez Dom Aukcyjny portal licytacji internetowych lub na własnej 
platformie.
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2.	 Warunkiem uczestnictwa w licytacji przez Internet jest zarejestrowanie się na stronie 
wskazanej przez Dom Aukcyjny co najmniej 2 Dni robocze przed rozpoczęciem aukcji oraz 
pozytywna weryfikacja przez Dom Aukcyjny. Dom Aukcyjny może odstąpić od zachowania 
wyżej wskazanego terminu.

3.	 W trakcie przeprowadzania weryfikacji, o której mowa w pkt. 2, Dom Aukcyjny może poprosić 
o przedstawienie dokumentu potwierdzającego tożsamość osoby rejestrowanej (dowód 
osobisty, paszport). Dom Aukcyjny zastrzega sobie także prawo do weryfikacji numeru 
karty kredytowej, żądania podania wiarygodnych referencji lub żądania wpłacenia wadium, 
zwracanego w przypadku niedokonania zakupu. Jeżeli klient uniemożliwia Domowi Aukcyjnemu 
przeprowadzenie weryfikacji, Dom Aukcyjny ma prawo odmówić klientowi wzięcia udziału 
w licytacji internetowej.

4.	 W trakcie aukcji obecny na sali pracownik Domu Aukcyjnego lub pracownik Usługodawcy 
przekazuje Uczestnikom aukcji licytującym przez Internet aktualne oferty zgłaszane z sali, 
informuje Aukcjonera o zgłoszonych ofertach przez Internet, otwiera i zamyka (zgodnie 
z działaniem Aukcjonera) kolejne licytacje.

5.	 W trakcie licytacji Aukcjoner uwzględnia, równorzędnie z ofertami z sali, oferty Uczestników 
aukcji licytujących przez Internet przekazywane przez pracownika Domu Aukcyjnego lub 
pracownika Usługodawcy.

6.	 Po zakończeniu licytacji Uczestnik aukcji, który wylicytował Obiekt otrzyma mailowe 
potwierdzenie zawartych transakcji.

7.	 Dom Aukcyjny nie ponosi odpowiedzialności za problemy z łączem internetowym, 
w szczególności za brak możliwości licytacji spowodowany trudnościami lub awarią techniczną 
oraz opóźnieniem sygnału po stronie Uczestnika aukcji lub operatora łącza internetowego.

8.	 Usługodawca może przewidywać szczegółowe warunki uczestnictwa w licytacji przez Internet.

§ 10. SPRZEDAŻ POZAAUKCJNA I TRANSAKCJE WARUNKOWE
1.	 W przypadku gdy kwota wylicytowana jest niższa niż Cena minimalna, Umowa zawierana jest 

warunkowo z Uczestnikiem aukcji, który zaoferował najwyższą kwotę za Obiekt. Aukcjoner 
informuje o tym Uczestnika aukcji.

2.	 Transakcja, o której mowa w pkt. 1 dochodzi do skutku pod warunkiem wyrażenia przez 
Sprzedającego zgody na sprzedaż Obiektu po cenie niższej niż Cena minimalna lub też 
podwyższenia oferty do poziomu Ceny minimalnej przez Uczestnika aukcji.

3.	 Dom Aukcyjny zobowiązuje się skontaktować ze Sprzedającym oraz Uczestnikiem aukcji, 
w celu ustalenia czy wyrazi on zgodę na obniżenie ceny od kwoty minimalnej, bądź też 
podwyższenia oferty przez Uczestnika aukcji. Jeżeli Sprzedający nie wyrazi zgody albo jeżeli 
próby skontaktowania się ze Sprzedającym nie powiodą się w terminie 5 dni roboczych od dnia 
aukcji, warunek uznaje się za niespełniony, a Umowa nie jest zawarta.

4.	 Jeżeli transakcja warunkowa nie dojdzie do skutku, Obiekt zostaje przeznaczony do sprzedaży 
pozaaukcyjnej.

5.	 Po zakończeniu aukcji Obiekt, który nie został sprzedany na aukcji albo w wyniku transakcji 
warunkowej jest oferowany przez 30 dni od dnia aukcji (sprzedaż pozaaukcyjna).

§ 11. OPŁATA AUKCYJNA I PODATEK VAT
1.	 Do wylicytowanej ceny doliczana jest opłata aukcyjna w wysokości 18 % ceny sprzedaży. Cena 

wylicytowana wraz z opłatą aukcyjną zawiera podatek od towarów i usług VAT, o ile jest należny.
2.	 Nabywca jest uprawniony do wskazania podmiotu prowadzącego działalność charytatywną, na 

rzecz którego Dom Aukcyjny przekaże część otrzymanej opłaty aukcyjnej w wysokości 3% ceny 
sprzedaży netto. Nabywca może wybrać podmiot z listy udostępnionej przez Dom Aukcyjny.

3.	 W przypadku Obiektów oznaczonych symbolem [•], do ceny końcowej, tj. ceny sprzedaży 
wraz z opłatą aukcyjną doliczana jest opłata będąca wynagrodzeniem należnym twórcy i jego 
spadkobiercom z tytułu dokonanej zawodowo odsprzedaży oryginalnych egzemplarzy utworu, 
o której mowa w ustawie z dnia 4 lutego 1994 r. o prawie autorskim i prawach pokrewnych (tj. 
Dz. U. z 2016 r. poz. 666 ze zm.) (droit de suite) stanowiącym sumę poniższych stawek:
a.	 5% części ceny sprzedaży, jeżeli ta część jest zawarta w przedziale do równowartości 50 000 

euro, oraz
b.	 3% części ceny sprzedaży, jeżeli ta część jest zawarta w przedziale od równowartości 50 

000,01 euro do równowartości 200 000 euro, oraz
c.	 1% części ceny sprzedaży, jeżeli ta część jest zawarta w przedziale od równowartości 200 

000,01 euro do równowartości 350 000 euro, oraz
d.	 0,5% części ceny sprzedaży, jeżeli ta część jest zawarta w przedziale od równowartości 350 

000,01 euro do równowartości 500 000 euro, oraz
e.	 0,25% części ceny sprzedaży, jeżeli ta część jest zawarta w przedziale przekraczającym 

równowartość 500 000 euro.
4.	 Opłata, o której mowa w pkt. 3 jest nie wyższa niż równowartość 12 500 euro oraz nie jest 

pobierana w przypadku gdy cena sprzedaży jest niższa niż równowartość 100 euro.
5.	 W przypadku Obiektów oznaczonych symbolem [O] do ceny końcowej, tj. ceny sprzedaży wraz 

z opłatą aukcyjną doliczany jest podatek od towarów i usług w wysokości 8% ceny nabycia 
Obiektu.

6.	 Opłaty, o których mowa w pkt. 1–4, doliczana jest również w przypadku sprzedaży 
pozaaukcyjnej.

7.	 W przypadku zawarcia Umowy w drodze licytacji przez Internet do opłat przewidzianych 
w pkt. 1–4 doliczana jest także prowizja pobierana przez Usługodawcę. Usługodawca informuje 
klienta o wysokości prowizji wliczając w to swoje opłaty.

§ 12. ZAKUP OBIEKTU
1.	 Nabywca zobowiązany jest uiścić należności za wylicytowane Obiekty w ciągu 7 dni roboczych 

od dnia zawarcia Umowy. Dom Aukcyjny jest uprawniony do naliczenia odsetek ustawowych za 
okres opóźnienia w zapłacie.

2.	 Z zastrzeżeniem obowiązujących przepisów, Dom Aukcyjny przyjmuje następujące formy 
płatności:
a.	 gotówka (płatność dokonywana jest w Zł),
b.	 karty płatnicze,
c.	 przelew bankowy na rachunek, którego numer podany jest w katalogu aukcyjnym i na 

stronie internetowej Domu Aukcyjnego.
3.	 Faktury w walucie obcej wystawiane mogą być za zgodą Domu Aukcyjnego, przy czym 

przeliczenie należności/kwoty następuje wg kursu średniego NBP obowiązującego w dniu 
poprzedzającym dzień wystawienia faktury.

§ 13. ODSTĄPIENIE OD UMOWY
4.	 W razie opóźnienia Nabywcy w zapłacie oraz niedokonania odbioru Obiektu w terminie 

określonym w pkt. XIV.2 Regulaminu, Dom Aukcyjny wyznaczy dodatkowy 7-dniowy termin 

do uiszczenia należności za wylicytowany Obiekt oraz do odbioru Obiektu. W przypadku 
bezskutecznego upływu dodatkowego terminu, Dom Aukcyjny ma prawo złożyć w terminie 90 
dni od daty zawarcia Umowy oświadczenie o odstąpieniu od Umowy.

5.	 Oświadczenie, o którym mowa w pkt. 1 powinno być złożone w formie pisemnej oraz 
doręczone Nabywcy pod wskazany przez niego w formularzu rejestracyjnym adres 
korespondencyjny. Doręczenie uważa się za dokonane z upływem ostatniego dnia okresu, na 
który pismo pozostawiono w placówce operatora pocztowego, a jeśli zostało podjęte wcześniej, 
w dacie podjęcia.

6.	 W przypadku odstąpienia przez Dom Aukcyjny od Umowy zgodnie z postanowieniami pkt. 
XIII.1 oraz pkt. XIII.2 Regulaminu, Nabywca zobowiązany będzie do zapłaty na rzecz Domu 
Aukcyjnego kary umownej w wysokości równej dwukrotności wylicytowanej ceny Obiektu 
płatnej na rachunek i w terminie wskazanych w oświadczeniu o odstąpieniu od Umowy.

§ 14. PRZEJŚCIE WŁASNOŚCI I ODBIÓR OBIEKTU
1.	 Własność wylicytowanego Obiektu przechodzi na Nabywcę z chwilą zapłaty całej ceny wraz 

z opłatą aukcyjną.
2.	 Odbiór Obiektu przez Nabywcę jest możliwy po dokonaniu zapłaty całej ceny wraz z opłatą 

aukcyjną (chwila przyjęcia gotówki w siedzibie Domu Aukcyjnego albo zaksięgowania należnej 
kwoty na rachunku Domu Aukcyjnego w przypadku płatności kartą lub przelewem bankowym) 
i powinien nastąpić w ciągu 14 dni od dokonania płatności.

3.	 Dom Aukcyjny wydaje potwierdzenie dokonania zakupu oraz certyfikat autentyczności 
Obiektu.

4.	 Odbiór zakupionego Obiektu odbywa się w siedzibie Domu Aukcyjnego. Na życzenie Nabywcy 
Dom Aukcyjny może wysłać Obiekt pod wskazany adres, pod warunkiem pokrycia przez 
Nabywcę wszelkich kosztów wysyłki, zapakowania i ubezpieczenia.

5.	 Dom Aukcyjny jest zwolniony z odpowiedzialności z chwilą odbioru Obiektu w siedzibie Domu 
Aukcyjnego albo z chwilą nadania Obiektu w placówce pocztowej/firmie przewozowej.

6.	 Dom Aukcyjny może obciążyć Nabywcę Obiektów, które nie zostały odebrane w terminie 14 
dni od daty zakupu, kosztami przechowywania zakupionych Obiektów w wysokości 100 zł 
dziennie za jeden Obiekt. W uzasadnionych przypadkach, Dom Aukcyjny może odstąpić od 
pobrania opłaty za przechowywanie nieodebranego w terminie Obiektu.

7.	 W przypadku opóźnienia Nabywcy w odbiorze Obiektu przekraczającego okres 12 miesięcy od 
dnia aukcji, Obiekt przejdzie na własność Domu Aukcyjnego w zamian za zwolnienie Nabywcy 
z obowiązku zapłaty opłat za przechowanie.

8.	 Nabywca Obiektu udziela Domowi Aukcyjnemu nieograniczonej licencji na wykorzystywanie 
wizerunku zakupionego Obiektu w celach marketingowych.

§ 15. REKLAMACJE
1.	 Reklamacje rozpatrywane będą zgodnie z przepisami prawa polskiego.
2.	 Reklamację z tytułu niezgodności towaru z umową można zgłosić w ciągu jednego roku od daty 

wydania Obiektu.
3.	 Wobec osób niebędących konsumentami Dom Aukcyjny nie ponosi odpowiedzialności za 

ukryte wady fizyczne oraz wady prawne zakupionych Obiektów.

§ 16. INFORMACJA O OBOWIĄZUJĄCYCH PRZEPISACH
1.	 Zgodnie z ustawą z dnia 23 lipca 2003 r. o ochronie zabytków i opiece nad zabytkami (tj. Dz. U. 

z 2014 r. poz. 1446), wywóz dzieł sztuki za granicę jest dozwolony, o ile Obiekt nie jest starszy 
niż 50 lat i jego wartość nie przekracza limitów wymienionych w art. 51 tej ustawy.

2.	 Zgodnie z ustawą z dnia z dnia 23 lipca 2003 r. o ochronie zabytków (tj. Dz.U. z 2014 r. poz. 1446), 
od 6 grudnia 2017 r. podmiot gospodarczy wyspecjalizowany w zakresie obrotu zabytkami na 
terytorium Rzeczypospolitej Polskiej jest obowiązany do prowadzenia księgi ewidencyjnej 
zabytków przyjętych lub oferowanych do zbycia, zarówno na własną rzecz, jak i na rzecz innych 
osób, o wartości przekraczającej 10 000 zł, a także ekspertyz wydanych przez ten podmiot, 
w szczególności ocen wskazujących czas powstania zabytku i wycen zabytku.

3.	 Zgodnie z ustawą z dnia 16 listopada 2000 r. o przeciwdziałaniu praniu pieniędzy oraz 
finansowaniu terroryzmu (tj. Dz. U. z 2017 r. poz. 1049), Dom Aukcyjny jest zobowiązany do 
zbierania danych osobowych klientów dokonujących transakcji w kwocie powyżej 15 000 euro.

4.	 Zgodnie z ustawą z dnia 21 listopada 1996 r. o muzeach (tj. Dz. U. z 2017 r. poz. 972), polskie 
muzea rejestrowane mają prawo pierwokupu zabytków sprzedawanych na aukcji. Oświadczenie 
w sprawie skorzystania z prawa pierwokupu powinno zostać złożone przez muzeum 
niezwłocznie po licytacji takiego Obiektu, nie później jednak niż do zakończenia całej aukcji. 
W przypadku złożenia oświadczenia o skorzystaniu z prawa pierwokupu przez więcej niż jedno 
muzeum rejestrowane przysługuje ono muzeum, które wcześniej złożyło takie oświadczenie.

5.	 Zgodnie z ustawą z dnia 2 lipca 2004 r. o swobodzie działalności gospodarczej (tj. Dz. U. z 2016 r. 
poz. 1829), przyjmowanie płatności związanych z wykonywaną działalnością gospodarczą 
następuje za pośrednictwem rachunku bankowego przedsiębiorcy w każdym przypadku, gdy:
a.	 stroną transakcji, z której wynika płatność, jest inny przedsiębiorca oraz
b.	 jednorazowa wartość transakcji, bez względu na liczbę wynikających z niej płatności, 

przekracza równowartość 15 000 zł.

§ 17. PRZEPISY KOŃCOWE
1.	 Dom Aukcyjny zastrzega sobie prawo do wprowadzenia zmian w treści niniejszego Regulaminu 

lub wprowadzenia nowego Regulaminu.
2.	 Zawiadomienie o zmianie Regulaminu lub nowy Regulamin, Dom Aukcyjny przesyła klientom 

listownie lub za pomocą poczty elektronicznej nie później niż na 14 dni przed wejściem w życie 
zmienionego lub nowego Regulaminu.

3.	 Klienci wskazują Domowi Aukcyjnemu adres korespondencyjny.
4.	 Klienci powinni poinformować Dom Aukcyjny o zmianie swojego adresu korespondencyjnego. 

Niedopełnienie tego obowiązku powoduje, że pisma kierowane na posiadany przez Dom 
Aukcyjny adres klienta uznaje się za doręczone. Przesyłki dwukrotnie awizowane będą 
uznawane za doręczone, a określone w nich terminy za skuteczne.

5.	 Nabywca zobowiązany jest pokryć wszelkie koszty związane z wywozem Obiektu za granicę.
6.	 W zakresie pojęć, o których mowa w pkt. I odniesienia do jednego rodzaju gramatycznego 

obejmują odniesienia do wszystkich rodzajów gramatycznych, a odniesienia do liczby 
pojedynczej obejmują odniesienia do liczby mnogiej i odwrotnie.
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