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Szanowni Państwo
Trzymacie Państwo w rękach katalog pierwszej w tym roku 
Aukcji Sztuki XXI wieku, która stanowi jednocześnie 6 odsłonę 
aukcji z tej serii. Podczas poprzednich licytacji prezentowali-
śmy Państwu najciekawszych i najlepiej rokujących artystów 
najnowszej polskiej sztuki. Nie inaczej jest w wypadku ak-
tualnej oferty aukcyjnej. Przy przygotowaniach Aukcji Sztuki 
XXI wieku zwracamy przede wszystkim uwagę na wysoką ja-
kość prezentowanych prac oraz ich różnorodność. W ofercie 
odnaleźć można więc dzieła charakteryzujące się szerokim 
wachlarzem stylistyk – od prac abstrakcyjnych po figuralne.

Jak zawsze chcielibyśmy zwrócić Państwa szczególną uwagę 
na kilka dzieł z naszej oferty aukcyjnej. Jedną z takich prac jest 
„Suknia” (poz. 6) pędzla Ivo Nikicia – artysty pochodzącego 
z Serbii, który swoją edukację artystyczną odebrał na Akademii 
Sztuk Pięknych w Warszawie. Jest to jeden ze szczególnych 
obrazów artysty, gdyż powstał niedługo po pożarze w jego 
pracowni (w 2013 roku), który pozbawił go praktycznie ca-
łego, ówczesnego artystycznego dorobku. „Suknia” to bar-
dzo charakterystyczna praca tego twórcy – malowana lekko, 
oszczędna w formie i „nieoczywista”. Warto podkreślić, że 
prezentowana była na jego indywidualnej wystawie w CSW 
Zamek Ujazdowski w Warszawie (2013). Innym artystą z na-
szej oferty, którego nie sposób nie przywołać w tym krótkim 
wstępie jest Rafał Borcz – dr hab. na Akademii Sztuki Pięknych 
w Krakowie (gdzie sam wcześniej studiował). Na 6 Aukcję 
Sztuki XXI wieku artysta przekazał jeden ze swoich najnow-
szych obrazów zatytułowany „Krajobraz z łódką” (poz. 40). 
Jest to niezwykle nastrojowa kompozycja inspirowana biesz-
czadzką przyrodą, która od wielu lat jest główną bohaterką 
jego sztuki. Tym co zdecydowanie przyciąga w tej pracy jest 
światło – białe, miękkie, lekko zamglone nadające obrazowi 
szczególnego, melancholijnego charakteru.

Poza dwoma wymienionymi artystami w naszym katalogu 
prezentujemy jeszcze innych nowych artystów na Aukcji Sztuki 
XXI wieku. Wśród nich z pewnością warto zwrócić uwagę na 
Veronikę Moshnikovą (poz. 24), Michalinę Czurakowską (poz. 
27), czy Michała Rybińskiego (poz. 33). W ofercie nie zabrak-
nie też artystów już dobrze Państwu znanych i docenianych 
jak Mateusz Maliborski (poz. 4), czy Sonia Ruciak (poz. 35), 
a także trójka absolutnych rekordzistów dotychczasowych Au-
kcji Sztuki XXI wieku, czyli Adam Bakalarz (poz. 15), Katarzyna 
Kołtan (poz. 29) i Sandra Arabska (poz. 50).

Wyszczególnieni tu artyści stanowią oczywiście wyłącznie 
część naszej bogatej oferty aukcyjnej, dlatego gorąco za-
chęcamy Państwa do uważnego przestudiowania katalogu 
i odnalezienia prac z którymi zechcieli by Państwo obcować 
w zaciszu swojego domu lub biura. Życzymy Państwu samych 
owocnych licytacji! 

Dilan Abdulla  
Katarzyna Dąbrowska 

Dorota Kulawczuk-Szostek
Zespół SDA Modern



01 Gossia Zielaskowska 
(ur. 1983)

Paradise Afterimage Map  2015

olej, akryl, płótno, 80 × 100 cm, sygn. na odwrocie: 
'Gossia Zielaskowska | „PARADISE | AFTERIMAGE | MAP” 
| 2015 P-ń'

W 2009 r. obroniła dyplom z malarstwa na ASP w Poznaniu w pra-
cowni prof. T. Siwińskiego. Równolegle studiowała fotografię na tej 
samej uczelni. Stypendystka Ministra Kultury i Dziedzictwa Naro-
dowego w 2008. Finalistka Biennale „Bielska Jesień 2015” (Galeria 
Bielska BWA) oraz laureatka Grand Prix I Ogólnopolskiego Konkursu 
Malarskiego ZADRA (2009). Autorka wystaw indywidualnych: 2017 – 
wystawa malarstwa, Galeria Profil, Centrum Kultury Zamek, Poznań; 
2014 – „Przestrzeń gestu”, Galeria Fibak, Warszawa; 2010 – „Kobie-
ca intuicja”, Galeria Fibak, Warszawa; 2009 – wystawa malarstwa, 
Galeria Zadra, Warszawa; 2008 – „Myśli uchwycone”, Stary Browar, 
Poznań; 2008 – „Myśli uchwycone”, Galeria Bekos, Poznań. Ponadto 
brała udział w Międzynarodowych Targach Sztuki w Stambule (2012) 
oraz w Targach Sztuki SCOPE w Miami (2012). Uczestniczka wielu 
wystaw zbiorowych, m.in.: Piazza della Repubblica, Urbino, Wło-
chy (2003); The Markt, Delft, Holandia (2004); Piazza del Campo, 
Siena, Włochy (2005); wystawa w ramach VII i VIII edycji konkursu 
AUTOPORTRET, Muzeum Regionalne w Stalowej Woli (2008 i 2009); 
Przestrzeń publiczna – Konteksty, Galeria Sztuki Współczesnej PRO-
FIL, Centrum Kultury ZAMEK, Poznań (2010); Ground Art, Galeria 
Fibak, Warszawa (2011).

Poprzez malarstwo pragnę opisać zjawisko 
jakim jest dla mnie czas, który dzieje się tu 
i  teraz. Obraz jest dla mnie uchwyceniem 
danego momentu, który rozciągany jest 
w  nieskończoność. Staje się jednocześnie 
historią chwili, a także sekundą wieczności. 
Nieruchomy zapis ma ujawnić ruch pamięci, 
skrywanych wspomnień, odniesień oraz sko-
jarzeń. Aluzyjność linii, które budują rysunek 
konkretnych przedmiotów skrywany jest nie-
kiedy pod grubą warstwą farby, jakby przy-
gniata ich ważność, ale jednocześnie ukazuje, 
że ich całkowite wymazanie nie jest możliwe. 

Gossia Zielaskowska
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02 Anna Kołacka 
(ur. 1992)

Siedem lat nieszczęścia milczącej  2014

olej, płótno, 130 × 120 cm, sygn. na odwrocie

W 2016 roku ukończyła z wyróżnieniem malarstwo na Uniwersytecie 
Artystycznym w Poznaniu, od początku związana z działalnością XII 
Pracowni Malarstwa prof. Janusza Marciniaka, XI Pracowni Malar-
stwa prof. Marka Przybyła oraz VI Pracowni Działań Przestrzennych 
prof. Marcina Berdyszaka. Obecnie podejmuje naukę na studiach 
doktoranckich Uniwersytetu Artystycznego w Poznaniu na Wydziale 
Malarstwa i Rysunku. Stypendystka Miasta Poznania, Ministra oraz 
Rektora UAP. Zdobywczyni głównej nagrody artystycznej Grand Prix 
ex aequo w Konkursie im. Franciszki Eibisch w 2014 roku. Cztero-
krotnie nominowana do Ogólnopolskiej Nagrody Artystycznej: Nowy 
Obraz/Nowe Spojrzenie, a także do 36. Nagrody Im. Marii Dokowicz 
w zakresie zarówno pracy praktycznej jak i teoretycznej. Otrzymała 
Wyróżnienie Honorowe za tekst pracy magisterskiej. Współtwórczyni 
grupy artystycznej 2+1. Brała udział w warsztatach artystycznych 
w Shanghai University Fine Arts College. Bierze udział w Międzyna-
rodowym Festiwalu Eksperymentalnym „Out of Borders” w Wenecji. 
Głównym medium, którym się posługuje, jest malarstwo, wzbogaco-
ne o doświadczenia z zakresu filozofii, literatury i fizyki kwantowej. 
Publikuje teksty w magazynach artystyczno-literackich i katalogach. 
Jej prace prezentowane były w galeriach i BWA m.in. w Estonii, 
Szanghaju, Warszawie, Krakowie, Poznaniu i Gorzowie Wlkp.

WYSTAWIANY:

2014 – „Nowy obraz/ Nowe Spojrzenie”, wystawa pokonkursowa, BWA Gorzów Wielkopolski

W swojej dotychczasowej twórczości zajmowałam się etapami 
przekształcania się lustra jako pomostu między rzeczywistością 
a abstrakcją. Prowadziło mnie to od afirmacji reprezentacji, znie-
kształconej poprzez różne strategie dekonstrukcji odbitego ob-
razu, aż do scalenia rozbitego lustra w celu stworzenia rzeczywi-
stości zupełnie nowej, czyli heterotopii. To moment pomiędzy, 
w którym perspektywa mikro- okruchów reprezentacji, zyskuję 
skalę makro- (kosmosu).

Anna Kołacka
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03 Paweł Baśnik 
(ur. 1992)

Post Mortem 24  2015

tusz, węgiel, papier, 50 × 70 cm, sygn. na odwrocie

Ukończył LP im. K. Kobro w Zduńskiej Woli. Obecnie studiuje malar-
stwo na wrocławskiej Akademii Sztuk Pięknych im. Eugeniusza Gep-
perta. Laureat wielu nagród z dziedziny malarstwa: 2016 – finalista 
konkursu „Trzy Mosty”, Warszawa; 2016 – Grand Prix konkursu „Po-
stawy”, Wrocław; 2016 – 3 nagroda , Watercolor Biennale Belgrad, 
Gallery A, 2016 – 10 ARTE LAGUNA PRIZE, Arsenale di Venezia; 2015 
– Grand Prix, fundacja  im. Franciszki Eibisch, Galeria Napiórkowska, 
Warszawa; 2015 – wyróżnienie honorowe, VII Triennale z Martwą 
Naturą,  BWA Sieradz; 2015 – 3 nagroda, V Międzynarodowy Kon-
kurs Rysunkowy im. Andriollego, NOK Nałęczów;  2015 – nagroda 
Dziekana, Postawy, ASP Wrocław. Brał udział w licznych wystawach 
m.in.: 2016 – Derwent Art Prize, Mall Galleries, Londyn; 2016 – Nach 
Dresden Nach Dresden, Galerie Oktogon, Drezno; 2016 – XIII Survival 
– Warsztat Pracy, FAT HACO, Wrocław; 2016 – Podwodny Wrocław 
Festival, Dworzec Świebodzki, Wrocław; 2016 – Konkurs Malarski 
im. Leona Wyczółkowskiego, BWA Bydgoszcz; 2016 – X Triennale 
Małych Form Malarskich, Galeria Wozownia, Toruń; 2016 – Ryso-
wać Naturalnie, Galeria Wozownia, Toruń; 2016 – Konkurs Malar-
ski Nowy Obraz, Galeria Arsenał, Poznań; 2015 – Pomieniowanie 
Tła, Galeria za Szkłem , Wrocław; 2015 – Struktura Czasu, Instytut 
Matematyczno Informatyczny we Wrocławiu; 2014 – International 
Biennial of Drawing Pilsen, Gallery of City of Pilsen, Pilzno; 2014 – 
VIII Triennale Rysunku Współczesnego, Muzeum Kresów, Lubaczów; 
2014 – I Międzynarodowe Triennale Rysunku Studentów Wyższych 
Uczelni Artystycznych, Galeria Rondo, Katowice; 2014 – II Interna-
tional Student Drawing Biennial Sophia, National Academy of Art 
Sofia. Stypendysta Stypendium Rektora dla Najlepszych Studentów 
ASP Wrocław (2014, 2015) oraz Stypendium Prezydenta Wrocławia 
dla Najlepszych Studentów (2015). 

WYSTAWIANY:

2016 – „Rysować naturalnie”, wystawa finalistów ogólnopolskiego konkursu rysunkowego, Galeria 
Wozownia, Toruń

2016 – Think Tank Lab Triennale, wystawa finalistów międzynarodowego konkursu rysunkowego, 
Galeria ArtTrakt, Wrocław

(…) Inspiracją są głównie książki z zakresu filozofii umysłu, historii wizerunku i antropologii śmier-
ci. Często spoglądam na stare fotografie z rodzinnych zbiorów. Inspiruję się również XIX-wieczną 
fotografią pośmiertną, przeglądając zbiory muzealne oraz reprodukcje dostępne w Internecie (…) 

W malarstwie najważniejsza nie jest forma ani kolor. Najważniejsza jest idea i to od niej wszystko 
powinno się zaczynać. W przeciwnym razie obraz staje się mniej lub bardziej sprawną malowanką 
dekorującą ścianę (…)

Pomysł na malowanie obrazów poświęconych śmierci i przemijaniu zrodził się z osobistych poszu-
kiwań odpowiedzi na pytania, które prędzej czy później każdy z nas musi sobie zadać. Uważam, 
że strach przed śmiercią w głównej mierze wiążę się z traumatycznym przeczuciem końca indywi-
dualności, w miejscu której otwiera się nicość (…)

Fragm. rozmowy z artystą przeprowadzonej przez Karolinę Staszak, 

„Arteon”, nr 7 (195), Poznań 2016, s. 30.
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04 Mateusz Maliborski 
(ur. 1990)

Muzeum L  2016

olej, płótno, 110 × 85 cm, sygn. i opisany na odwrocie

Absolwent Wydziału Malarstwa ASP w Krakowie. Dyplom obronił 
w pracowni prof. A. Wsiołkowskiego. Zajmuje się malarstwem, ry-
sunkiem i typografią. Laureat stypendium fundowanego im. Sayeda 
(2012). W 2015 r. miał wystawę indywidualną w Galerii Sztuki Ka-
tarzyny Napiórkowskiej w Warszawie, gdzie prezentowany był cykl 
obrazów „Muzeum”. Wystawy zbiorowe: 2016 – „7 young painters”, 
Gallery Katarzyna Napiorkowska, Bruksela; 2016 – Wystawa finali-
stów konkursu malarskiego „Nowy Obraz / Nowe Spojrzenie”, Ga-
leria Miejska Arsenał, Poznań; 2015 –  Wystawa finalistów konkursu 
o Grand Prix Fundacji im. Franciszki Eibisch, Galeria Sztuki Katarzyny 
Napiórkowskiej, Warszawa; 2015 – Wystawa finalistów 25. Ogólno-
polskiego Przeglądu Malarstwa Młodych „PROMOCJE  2015”, Galeria 
Sztuki w Legnicy, Legnica; 2015 – Wystawa finalistów ogólnopolskie-
go konkursu malarskiego im. Wojciecha Fangora, Wielka Zbrojownia, 
ASP Gdańsk; 2015 – „Najlepsze dyplomy 2014/2015”, Pałac Sztuki, 
Kraków; 2015 – „Z PRACOWNI PROFESORA ADAMA W.”, Galeria 
STALOWA, Zamość; 2015 – Wystawa finalistów Konkursu na DZIEŁO, 
Galeria Promocyjna ASP, Kraków; 2015 – „Z PRACOWNI PROFESORA 
ADAMA W.”, Wojewódzka Biblioteka Publiczna, Kraków; 2014/2015 
– Studenci Akademii Sztuk Pięknych w Krakowie, MNiSW, Warsza-
wa; 2014 – Wystawa finalistów konkursu o Grand Prix Fundacji im. 
Franciszki Eibisch, Galeria Sztuki Katarzyny Napiórkowskiej, Warsza-
wa; 2013 – „WYRÓŻNIENI”, Centrum Wystawowo – Konferencyjne 
Zamku Królewskiego na Wawelu, Kraków. 

Obrazy Mateusza Maliborskiego wydają się być doskonałym materiałem dla badań w ramach tzw. 
Motivkunde, dociekającej podobieństw i różnic w użyciu tego samego motywu. Krakowski artysta 
w sposób szczególny upodobał sobie galeryjne i muzealne wnętrza, które uwiecznia na płótnie 
tak, jak to czynili stulecia temu David Teniers, Huber Robert czy Frank Weller. Maliborski nie musi 
być jednak porównywany do poprzedników. Skupiwszy wysiłki i uwagę wyłącznie na przestrzeni 
wystawienniczej, stworzył kilkadziesiąt jej przedstawień, prowokując do zestawienia ich ze sobą 
i wynajdowania zależności między nimi. Mimo niemal obsesyjnie powtarzanego motywu, malar-
stwo to nie sprawia wrażenia monotonnego. Bynajmniej, jest różnorodne, jak różnorodne bywają 
miejsca eksponowania sztuki – od wytwornych sal, przybranych w klasyczną, historyzującą szatę, do 
hermetycznych, sterylnych white cube’ów. Podejmowanie wciąż na nowo tematu galerii świadczy 
nie tyle o fascynacji Maliborskiego czy kreowaniu przezeń typologii, ile o próbie odnalezienia prze-
strzeni doskonałej (…) Tym, co pociąga Maliborskiego we wnętrzach wystawienniczych, jest – jak 
sam przyznaje – ich sakralna czy raczej sakramentalna natura. To przestrzenie „uświęcające” przed-
mioty, a także miejsca kontemplacji (sugerowanej na niektórych płótnach sylwetkami ludzi) (…)

Wojciech Delikta, Galeria – miejsce (nie)doskonałe [fragm.], „Arteon”, nr 12 (200), Poznań 2016, s. 35
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05 Magdalena Pela 
(ur. 1989)

Bez tytułu z cyklu „Plaża”  2016

akryl, płótno, 70 × 100 cm, sygn. na odwrocie: 
'Magdalena | Pela | zcyklu „Plaża” | 2016 r.'

Od 2016 roku studentka Międzywydziałowych Środowiskowych 
Studiów Doktoranckich na Akademii Sztuk Pięknych w Gdańsku. 
Ukończyła Wydział Malarstwa ASP w Gdańsku w 2015 roku (dyplom 
w pracowni prof. Jerzego Ostrogórskiego, aneks ze sztuki włókna 
pod kierunkiem prof. Aleksandra Widyńskiego). Absolwentka kultu-
roznawstwa na Wydziale Filologicznym Uniwersytetu Gdańskiego. 
Laureatka VII Ogólnopolskiej Wystawy Najlepszych Dyplomów Aka-
demii Sztuk Pięknych 2015 (Nagroda Prezydenta Miasta Gdańska) 
oraz 25. Ogólnopolskiego Przeglądu Malarstwa Młodych PROMOCJE 
2015 (Nagroda Pisma FORMAT i Galerii Miejskiej BWA w Bydgosz-
czy). Finalistka V Ogólnopolskiego Przeglądu Sztuki Młodych Świeża 
krew 2015;  konkursu o Grand Prix Fundacji im. Franciszki Eibisch 
2015 oraz Granic Malarstwa z cyklu Granice Sztuki 2014. Stypen-
dystka Ministra Edukacji i Szkolnictwa Wyższego (2015). W 2015 
roku otrzymała Nagrodę Specjalną Rektora ASP w Gdańsku. W 2016 
roku nominowana do Nagrody Głównej za najlepszą pracę w ramach 
13 Ogólnopolskiej Wystawy Tkaniny Unikatowej w Centralnym Mu-
zeum Włókiennictwa w Łodzi. W 2016 roku Muzeum Narodowe 
w Gdańsku nabyło do swojej kolekcji obraz z dyplomowego cyklu 
all-over. Prace wystawiała na zbiorowych i indywidualnych wysta-
wach między innymi w Gdańsku, Warszawie, Wrocławiu, Legnicy, 
Sopocie, Gdyni, Łodzi, Rumunii, USA.  Mieszka i pracuje w Gdańsku.

Badam samotność w zbiorowości. Próbuję zro-
zumieć relację człowieka, który sam dla siebie 
stanowi centrum, wszechświat oraz tłumu, któ-
ry zabiera jednostce indywidualność. Posługuję 
się zasadą powtarzalności, kompozycyjnego 
chaosu, urywkowości, które towarzyszą nam 
w czasach zdynamizowanej płynnej ponowo-
czesności. W  czasach pełnych nadwątlenia, 
rozczłonkowania pędzący tłum nie ma punktu 
startu i nie wyczekuje punktu finiszu. Jak wspo-
minał Zygmunt Bauman „czas płynie – a nie, jak 
dawniej, kroczy naprzód” . Nadmiar bodźców, 
poczucie ulotności  sprawia, że w zapętlonym 
tłumie poszukujemy indywidualizacji i oryginal-
ności. Usilnie próbujemy odnaleźć punkt cen-
tralny obrazu, gdzie wzrok w końcu odpocznie.

Interesuje mnie temat zbiorowości w mikroskali, 
na zasadzie przybliżenia. Z masy wędrujących 
ludzi  wychwytuję tych, których pragnę zapisać 
na nowo alfabetem znaków. Moim celem nie jest 
identyfikacja konkretnych osób, kreacja portre-
tów, tylko wyczucie charakteru danego miejsca, 
podjęcie próby zapisu. Skupienie się na danej 
zbiorowości, przetrawienie jej znaczeń i ich zapis 
na nowo. Sprowadzenie występujących w tłu-
mie form do uproszczonych znaków, cieni, zle-
wających się w masę jedynie zarysów postaci.

Próbą takiego ujęcia tematu płynnego tłumu 
jest cykl obrazów „Plaża”. Zmierzenie się ze 
skonkretyzowaniem przestrzeni, spowodowało 
powstanie ciągów znaków, uproszczonych form 
plażujących. Figury plażowiczów, ich twarze, 
stroje, przybory dają szerokie pole do budowa-
nia alfabetów, które stłoczone tworzą płaszczy-
zny duszne i pełne niepokoju.

Cykl „Plaża” jest rozwinięciem i kontynuacją pro-
jektu all-over. Stanowi kolejny krok w myśleniu 
nad masą i posługiwaniu się tytułową malarską 
zasadą. Jest tylko początkiem w rozwijaniu cyklu 

o miejscach skonkretyzowanych, kolejnym punk-
tem w próbie ogarnięcia nadmiaru. Diagnozą 
świata przesyconego nadmiarem bodźców, lu-
dzi, pędu, produktów, przedmiotów.

Magdalena Pela 
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06 Ivo Nikić 
(ur. 1974)

Suknia  2013

akryl, płótno, 130 × 110 cm, sygn. na odwrocie: 'IVO 
NIKIĆ | „SUKNIA” | 2013.'

W 2003 obronił dyplom z malarstwa na warszawskiej Akademii 
Sztuk Pięknych w pracowni prof. Jarosława Modzelewskiego. Jego 
twórczość obejmuje malarstwo, fotografię, instalacje, obiekty, video 
i akcje w przestrzeni miejskiej. Interesuje go pejzaż miejski, cielesność, 
muzyka, „brud wewnętrzny”, odpadki i estetyczne zgrzyty. Czerpie 
ze street-artowej stylistyki – szablony i farby w spreju – którą łączy 
z techniką laserunku i malarstwem fakturowym; czasem maluje far-
bami magnetycznymi w celu mocowania dodatkowych, mobilnych 
elementów do płaszczyzny obrazu. Inspiruje się wykorzystywaną 
w muzyce techniką samplowania. Zaskakuje zestawieniami moty-
wów, nonszalancją  estetyczną, poczuciem humoru. Stwarza at-
mosferę  grozy. Z mroku wydobywa rozmaite kształty, plamy które 
są śladami cielesnej egzystencji człowieka. Bawi się skojarzeniami, 
rozmontowuje Świat na części, kwestionuje gotowe rozwiązania, 
przewartościowuje kategorie piękna i brzydoty. Ivo Nikić od 2001 
roku współtworzy (razem z Piotrem Kopikiem i Karolem Radziszew-
skim) grupe szu szu. W 2006 roku był stypendystą Artist-In-Residence 
w Bernie w Szwajcarii. Uczestniczył w licznych wystawach zbioro-
wych i indywidualnych w kraju (m.in. CSW Zamek Ujazdowski,  BWA 
Zielona Góra, Galeria Studio, Galeria Arsenał w Poznaniu, Fokus 
Łódź Biennale) i za granicą (m.in.: Humboldt Berlin, Umspannwerk; 
Bat-Yam International Biennale of Landscape Urbanism w Izraelu; 
Rotor w Grazu, Tokyo Fashion Week).

WYSTAWIANY:

2013 – „Co się stało to się (nie) odstanie”, wy-
stawa indywidulana, CSW Zamek Ujazdowski, 
Warszawa

(…) Nie jest łatwo mówić o tym zagadkowym, 
bezimiennym cyklu. Dużo łatwiej się go ogląda, 
śledząc jak formy, motywy i znaki powtarzają 
się, przepływając i ewoluując z obrazu na obraz. 
Ten cykl jest nie tylko namalowany, ale także 
zapisany specyficznym wizualnym alfabetem. 
Ów zaś układa się nie tyle w słowa, ile w ciągi 
skojarzeń – w momenty naładowane intensyw-
ną erotyczną energią, we fragmenty nasycone 
lękiem i odrazą, w sugestie przestrzeni, aluzje 
do ciała. 

Właściwie Nikicia nie da się tu ani razu definityw-
nie przyłapać na figuracji, a jednak wrażenie, że 
te pozornie abstrakcyjne obrazy przedstawiają 
jest nieodparte – i słuszne. Pobrzmiewają w nich 
echa różnych estetyk – od geometrycznej mo-
derny, przez organiczną abstrakcję, po hip hop 
– zorkiestrowane przez surrealistyczną intuicję. 
Te obrazy wyglądają jak kolaże i choć formal-
nie rzecz biorąc nimi nie są, to rzeczywiście ich 
budową rządzi zasada montażu – reguła zesta-
wienia, na różne sposoby, kilku obsesji. Kogo 
one prześladują? Podejrzenie pada oczywiście 
w pierwszej kolejności na autora, ale niewyklu-
czone, że perwersja tych płócien ukryta jest nie 
tylko w nich samych, lecz również w wyobraźni 
widza. 

Ivo nie dostarcza klucza, który pozwoliłby widzo-
wi przetłumaczyć wizualne formy z prezentowa-
nego cyklu na określone pojęcia. Udostępnia za 
to rodzaj wokabularza form i stwarza odbiorcy 
możliwość samodzielnego wypróbowania szcze-
gólnej gramatyki, która rządzi jego obrazami (…)

Stach Szabłowski, fragm. tekstu do indywidualnej  
wystawy artysty „Co się stało to się (nie) odstanie”,  

CSW Zamek Ujazdowski, Warszawa
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07 Bartosz Świątecki (Pener) 
(ur. 1981)

Radar Maker  2016

technika mieszana, płótno, 120 × 90 cm, sygn. na 
odwrocie

W 2006 r. ukończył z wyróżnieniem Malarstwo Sztalugowe na 
Uniwersytecie Mikołaja Kopernika w Toruniu, w pracowni prof. Le-
cha Wolskiego. Od 2008 roku pracuje jako nauczyciel mianowany 
i prowadzi pracownię Malarstwa i Rysunku w Państwowym Liceum 
Plastycznym im. Erica Mendelsohna w Olsztynie. Od 1996 roku 
współtworzył polską scenę Graffiti, a od 2000 roku współuczestni-
czył w działaniach polskiej sceny street-artowej. W 2015 r. otrzymał 
Nagrodę Prezydenta Olsztyna za szczególne osiągnięcia w dziedzinie 
twórczości artystycznej. W 2014 r. był nominowany do olsztyńskiej 
nagrody artystycznej im. Hieronima Skurpskiego. W 2013 r. otrzy-
mał stypendium artystyczne Marszałka Województwa Warmińsko 
Mazurskiego. Wybrane wystawy: 2015 – „NOCTURNES” – wystawa 
indywidualna, 886Geary Gallery, San Francisco, USA; 2015 – „G40 
Art Summit” – wystawa zbiorowa, Artwhino Gallery, Washington, 
USA; 2015 – „Cosmogramma” – wystawa indywidualna, Inoperable 
Gallery, Vienna; 2015 – „A Major Minority” – wystawa zbiorowa, 
1AM Gallery, San Francisco, USA; 2015 – „Graffuturism 5 Year An-
niversary” – wystawa zbiorowa, 886Geary Gallery, San Francisco, 
USA; 2015 – „1AM Revolution” – wystawa zbiorowa, 1AM Gallery, 
San Francisco, USA; 2014 – „Polish Urban Art” – wystawa zbiorowa, 
Europejska Fundacja Kultury Miejskiej, Paryż – Berlin – Batumi – Lwów 
– Kijów – Mińsk – Lublin – Sztockholm; 2014 – „Jednakowo/Różni” 
– wystawa zbiorowa, The Outsiders Gallery, Newcastle, UK; 2014 – 
„Arturbain” – wystawa zbiorowa, dom aukcyjny Tajan, Paryż; 2014 
– „Cieślak/Syruć/Świątecki” – wystawa zbiorowa, galeria Kuratorium, 
Warszawa; 2014 – „Urbstractions” – wystawa zbiorowa, PrettyPortal 
Gallery, Duseldorf; 2014 – „PropaStuff” – wystawa zbiorowa, Do-
wnstairs at Mother Gallery, Londyn; 2014 – „Spring art collection” 
wystawa zbiorowa, 1AM gallery, San Francisco, USA; 2014 – „Major 
Minority” – wystawa zbiorowa, 1AM gallery, San Francisco, USA; 
2014 – „PL group show” – wystawa zbiorowa, 44309 Gallery, Do-
rtmund; 2013 – „Graffuturism” – wystawa zbiorowa, OpenSpace 
Galery, Paryż; 2012 – „Polski Street-art” – wystawa zbiorowa, dom 
aukcyjny Rempex, Warszawa.

Prace Bartka Świąteckiego łączą w sobie abstrakcję i graffiti. Sztukę wysoką i kulturę młodzieżową, 
modernizm i skateboarding. Jego obrazy opierają się na geometrycznych skupieniach i kanciastych 
formach, które odwołują się do futurystycznych projektów architektonicznych. Pozorna gładkość 
prac Świąteckiego często stoi w opozycji ze zniszczonym otoczeniem, w których są one umiesz-
czane. Wizualny język zastosowany w obrazach daje przelotne spojrzenie w śmiały, nowy świat, 
w którym graffiti i sztuki piękne wzajemnie się przenikają. Świat, w którym graffiti równie chętnie 
czerpie z De Stijl, co z Wu-Tang Clan. Prace Bartka prócz malarstwa obejmuje również rzeźbę i in-
stalacje przestrzenną. (...) We wszystkich jego pracach, niezależnie od wykorzystywanych w nich 
elementach klasycznego malarstwa, czy nowoczesnego graffiti,  znaleźć można odwzorowywania 
świata cyfrowego. Świątecki przywraca człowieczeństwo rzeczywistości, która powinna istnieć na 
monitorze komputera. I być może właśnie w tym tkwi największy paradoks. Graficiarz tworzący 
współczesne pejzaże rzeczywistości wirtualnej.

Cedar Lewisohn, Tate Modern, London 2011 (Cedar Lewisohn związany z Tate Modern Gallery  
w Londynie, autor publikacji „Abstract Graffiti” oraz „Streetart: The Graffiti Revolution”)
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08 Edyta Hul 
(ur. 1986)

Bez tytułu  2016

olej, płótno, 100 × 120 cm, sygn. na odwrocie: 'E. Hul 
2016'

Ukończyła malarstwo na gdańskiej ASP, dyplom zrealizowała pod 
kierunkiem prof. Mieczysława Olszewskiego, aneks z grafiki warsz-
tatowej w pracowni litografii prof. Zbigniewa Gorlaka. Zajmuje się 
głównie malarstwem, rysunkiem, ilustracją i innymi działaniami 
wizualnymi.  Mieszka i tworzy na Podhalu. Wybrane wystawy indy-
widualne: 2016 – „Samotność Lasu”, Galeria New Era Art.; 2016 – 
X Triennale Małych Form Malarskich  – Nagroda specjalna, Wozownia 
w Toruniu; 2016 – Międzynarodowy Festiwal sztuki i street artu 
STREETS, wystawa malarstwa –  Kunst Raum, realizacje streetartowe, 
Remscheid/Niemcy; 2016 – A co ty tam robisz? – Wild Art Weekend- 
międzynarodowy Festiwal Sztuki;  Dworzec Tatrzański,/Zakopane 
(2016), Galeria Przy Sławkowskiej/Kraków; 2014 – Nominacja do 
nagrody artystycznej Nowy Obraz – Nowe Spojrzenie, towarzyszące 
wydarzeniu wystawy na UA w Poznaniu oraz Galerii BWA w Gorzo-
wie Wlkp.; 2013 – VIII Olsztyńskie Biennale Sztuki  „O Medal Prezy-
denta – BWA Olsztyn; 2013 – „I Pomorskie Triennale Sztuki” – PGS 
w Sopocie; 2013 – „Hortus Conclusus – Ogród Szalony” – wystawa 
zbiorowa w Galerii Pionowa w Gdańsku; 2012 – Studencka Grafika 
Roku – wystawa zbiorowa nagrodzonych prac 2012 r na auli ASP 
w Gdańsku; 2012 – „Opowieści Niesamowite II” – zbiorowa wy-
stawa efemeryczna w gdańskim lesie, Gdańsk; 2012 – „Wizerunki 
Zoomorficzne” dyplomowa wystawa indywidualna w Galerii Pionova 
w Gdańsku; 2012 – „Bliskoznacznie” wystawa zbiorowa malarstwa 
w Muzeum ASP we Wrocławiu; 2011 – Ogólnopolska Wystawa 
Rysunku UMK w Toruniu.

WYSTAWIANY:

2016 – „A Co Ty Tam Robisz?”, wystawa zbiorowa, klub muzyczny Dworzec Tatrzański, Zakopane 

W swojej pracy intensywnie inspiruje się organicznymi formami i strukturami. Najczęściej łączy 
techniki by uzyskać nietypowe i niepowtarzalne faktury. Świadomy eksperyment z malaturą jest 
jej metodą na poszukiwanie indywidualnego języka wizualnego. 

Zarówno w malarstwie, jak i rysunku  interesuje mnie swoboda w wykorzystaniu materii, prze-
mieszczanie się w bogatym gąszczu form, świadome posługiwanie się monotonią barwną, mani-
pulowanie światłem, malowanie połyskiem oraz matem.

Edyta Hul
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09 Monika Marchewka 
(ur. 1988)

Rozstanie  2014

olej, płótno, 100 × 100 cm, sygn. na odwrocie: 'Monika 
Marchewka „Rozstanie” 2014'

Absolwentka Wydziału Malarstwa Akademii Sztuk Pięknych w Kra-
kowie. Obroniła dyplom w 2013 r. w pracowni prof. Zbigniewa 
Sprychy. Aktualnie mieszka i pracuje w Gdańsku. Wybrane wystawy 
indywidualne: 2016 – wystawa indywidualna „Spisane na straty”, 
Galeria Dwie Zmiany, Sopot; 2015 – wystawa indywidualna „Na 
moment przed. Chwilę po”, POPin Studio, Sopot; 2015 – wystawa 
indywidualna „Niepokoje”, Galeria Żak, Gdańsk. Wybrane wystawy 
zbiorowe: 2015 – „Targi sztuki, Designu i Idei”, Gdańsk Oliwa; 2014 
– „Świeża Krew”, Galeria Socato, Wrocław; 2014 – „Start”, Galeria 
Bronowice, Kraków; 2014 – Dyplom „Towarzystwa Przyjaciół Sztuk 
Pięknych” za najlepszy dyplom, Kraków; 2013 – „Promocje”, Galeria 
Sztuki w Legnicy; 2013 – „Young Polish Art”, POSK, Londyn; 2013 
– „Salon Letni”, Galeria Stalowa, Warszawa.

WYSTAWIANY:

2015 – „Na moment przed. Chwilę po”, wystawa indywidualna, POPin Studio, Sopot

2015 – „Niepokoje”, wystawa indywidualna, Galeria Żak, Gdańsk

2014 – „Świeża krew”, wystawa pokonkursowa, Galeria Socato, Wrocław

W malarstwie Moniki Marchewki najbardziej urzeka mnie jego niedosłowność. Bez znaczenia na 
to, czy mówimy o pracach bardziej szczegółowych, czy tych poprowadzonych ulotnie, ledwie 
zarysowując kształty, wszystko jest jakby snem, czymś symbolicznym, skupionym na emocjach 
uwięzionych tam postaci. Na jej obrazach człowiek wychodzi z siebie, rozlewa się w przestrzeni, 
zmieniając ją w coś nowego, zaprojektowanego pod dyktando własnej emocjonalności. Często do 
tego stopnia, że przestrzeń ta go później przytłacza, pochłania, zakrywa. Prace Moniki są szalenie 
specyficzne, dojrzałe, nieoczywiste i hipnotyzujące.

Michał Zbigniew Nowakowski, O sennym malarstwie Moniki Marchewki [fragm.]

źródło: robmydobrze.pl

20–21





10 Natalia Andrzejewska 
(ur. 1986)

Omszałe 4  2016

technika własna, płótno, 100 × 130 cm, sygn. na 
odwrocie

Mieszka i pracuje w Warszawie. Absolwentka ASP w Warszawie 
oraz studiów podyplomowych w Instytucie Badań Literackich PAN; 
studiowała również w Accademia di Belle Arti w Wenecji. Dokto-
rantka w Instytucie Sztuk Pięknych Uniwersytetu Jana Kochanow-
skiego w Kielcach. Zajmuje się malarstwem, sztuką w przestrzeni 
publicznej, tworzy obiekty przestrzenne. Kuratorka i producentka 
wydarzeń artystycznych, kulturalnych i muzealnych, autorka opra-
cowań teoretycznych o opiece konserwatorsko – kuratoryjnej sztuki 
współczesnej. Stypendystka Funduszu Popierania Twórczości Stowa-
rzyszenia Autorów ZAiKS (2014). Wybrane wystawy idywidualne: 
2015 – „Szczelina”, wystawa malarstwa i obiektów przestrzennych, 
Galeria KURATORIUM, Warszawa; 2015 – „To jest nasze miejsce”, 
Galeria Bardzo Biała, Warszawa; 2014 – „Wszystko dzieje się w bez-
dechu”, wystawa malarstwa i malarskich działań przestrzennych, In-
terdyscyplinarny Festiwal Sztuk w Żyrardowie; 2012 – „Słowa Otwar-
te”, prezentacja projektu dyplomowego, Galeria STUDIO, Warszawa. 
Wybrane wystawy zbiorowe: 2016 – „25-lecie działalności Galerii 
nad Wisłą”, Galeria ZPAP, Toruń; 2016 – „Grid”, Galeria XS, Instytut 
Sztuk Pięknych, Kielce; 2016 –„Kształty Ducha”, Uniwersytet im. 
Mikołaja Kopernika, Toruń; 2015 – „Współczynnik ryzyka”, Galeria -1, 
Warszawa; 2015 – „Nic nie jest takie, jakie się wydaje”, Galeria nad 
Wisłą, Toruń; 2015 – „BLACK. Kulturowe konotacje czerni”, Galeria 
Promocji Młodych, Łódź; 2015 – „Interferencje”, Galeria XS, Instytut 
Sztuk Pięknych, Kielce; 2015 – „To jest nasze miejsce”, Galeria Stara 
Kotłownia, Uniwersytet Warmińsko – Mazurski w Olsztynie; 2014 – 
„ZA_RYS”, Galeria XS, Instytut Sztuk Pięknych, Kielce.

Czerpie inspiracje z naturalnego procesu zmian związanych 
z czasem i właściwościami materii, obrazując je za pomocą 
uproszczonego znaku – przekazu. Zjawisko nadawania 
symbolicznego znaczenia przedmiotom i miejscom, 
tworzącym materię pamięci przeszłości określa jako główny 
obszar swoich zainteresowań. Rozważa zagadnienie osobistej 
pamięci miejsca, w perspektywie sztuk wizualnych, które 
zakładają działania artystyczne nierozerwalnie związane 
z kontekstem miejsca ich powstawania i tematem pamięci 
osobistej i zbiorowej, w nowej perspektywie: przyrody jako 
nośnika pamięci i narzędzia do tworzenia tzw. przestrzeni 
pamięci – angażujących emocjonalnie obszarów, sterujących 
zachowaniem i reakcjami odbiorców.

22–23





11 Krzysztof Nowicki 
(ur. 1988)

Babie lato  2011

akryl, płótno, 150 × 100 cm, sygn. na odwrocie: 
'Krzysztof Nowicki | Babie lato | 2011'

Absolwent ASP w Gdańsku, dyplom uzyskał w 2013 roku. Swoją edu-
kację wzbogacił stypendium na Uniwersytecie Marmara w Istambule. 
Ma na swoim koncie wiele wystaw w kraju i za granicą. Obecnie 
mieszka i tworzy w Gdańsku. Wybrane nagrody i osiągnięcia: 2014 
– Artist Home Base, rezydencja artystyczna, Hong Kong Art Centre, 
Hong Kong; 2013 – I Nagroda w konkursie „Artystyczna Podróz He-
stii” (stypendium w Nowym Jorku); 2013 – Wyróżnienie Honorowe 
konkursu Fundacji im. F. Eibisch, Warszawa; 2013 – Nominacja do 
Nagrody Artystycznej Uniwersytetu Artystycznego w Poznaniu „Nowy 
Obraz/Nowe Spojrzenie”, Poznań; 2013 – Nominacja do Nagrody 
Artystycznej „Artnoble” w ramach Interdyscyplinarnego Festiwalu 
Sztuk, Żyrardów. Wybrane wystawy indywidualne i zbiorowe: 2015 
– „Martwa Natura z przesadą”, Galeria Kuratorium, Warszawa; 2015 
– „Przez Pryzmat – Odsłona druga”, Galeria Miejska Arsenał, Poznań; 
2014 – „Snap to Grid”, Los Angeles Center for Digital Art, Los An-
geles (USA); 2014 – „Welcome to the Artist Home”, HK Arts Centre, 
Hong Kong; 2013 – 23. Ogólnopolski Przegląd Malarstwa Młodych 
PROMOCJE 2013, Legnica; 2012 – „Bliskoznacznie” wystawa zbio-
rowa, Galeria Sztuki Współczesnej MD_S, Wrocław.

WYSTAWIANY:

2015 – „Obraz.obj”, wystawa indywidualna, Galeria Sztuki Współczesnej BCK, Brzeg

2013 – „Pokuszenia”, wystawa zbiorowa, Galeria przy teatrze, Warszawa

2012 – „Bliskoznacznie”, wystawa zbiorowa, Galeria Sztuki Współczesnej MD_S, Wrocław
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12 Filip Gruszczyński 
(ur. 1978)

Nina  2016/17

olej, płótno, 90 × 90 cm,  sygn. p.d.: 'filippo I 2017' oraz 
opisany na odwrocie

Absolwent Politechniki Warszawskiej na Wydziale Architektura 
i Urbanistyka. Dyplom otrzymał w 2004 roku. Od 2010 roku aktywny 
na polskim rynku sztuki. Artysta pełen pasji i pozytywnej energii. In-
spirację do swoich obrazów czerpie z wyobraźni. Autor kilku wystaw 
indywidulanych m.in. w Nadarzyńskim Centrum Kultury, Centrum 
Kultury „Artbem” i KluboGalerii w Warszawie. Jego obrazy znajdują 
się kolekcjach prywatnych w kraju i za granicą, m.in. w RPA, Niem-
czech, Japonii, Belgii, Szwecji, Hiszpanii.   

Rytmiczne malarstwo 

Obrazy Filipa Gruszczyńskiego są dziełami niezwykle oryginalnymi i   intrygującymi. Choć autor 
tworzy kompozycje figuratywne, to jednak nie w oparciu o rzeczywistość, czy inspiracje wywie-
dzione z fotografii. Gruszczyński z jednej strony przekłada na obraz malarski język ilustracji, z dru-
giej zapożycza budowę formy ze stylistyki art deco w bardzo swojskim wydaniu.  Jego twórczość 
nie jest anachroniczna, choć znacznie bliżej mu do Zofii Stryjeńskiej, niż do aktualnego, niemal 
hiper-realistycznego sposobu obrazowania. Tematyka prac jest czasami nieco frywolna, czasami 
anegdotyczna, a nierzadko też zaczerpnięta z „wielkich” tematów  symbolicznych – mitologicznych, 
biblijnych lub symptomatycznych dla mistrzów malarstwa wieków minionych. Znajdziemy wśród 
nich Wieżę Babel, Sen Jakuba i dynamiczne migawki z corridy. Wszystkie te aspekty malarskiego 
języka Gruszczyńskiego dopełnia wyraźnie  określona plama barwna, komponowana rytmicznie, 
momentami nawet nieco nerwowo, tak jakby podstawową inspiracją twórcy była muzyka. Jest 
zresztą prawdopodobne bo i w tematykę prac dość często wkrada się jazz. Warsztat twórcy to także 
subtelnie umieszczane elementy kolażowe, osadzające stylizowane kompozycje w rzeczywistym tu 
i teraz. Skrawki kolejowych biletów czy  prasowych relacji są zagadką dla spostrzegawczych i puentą 
gry jaką malarz prowadzi z widzem. Gry której zasady są bardzo bogate i szeroko rozciągnięte – od 
historycznych inspiracji poprzez erudycyjną świadomość wielkich poprzedników aż po aktualną  
i współczesną codzienność która wąskim strumieniem sączy się na dekoracyjne płótna artysty. 

Agnieszka Gniotek
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13 Michał Węgrzyn 
(ur. 1989)

Kamienice 2  2016

akryl, płótno, 160 × 80 cm, sygn. na odwrocie: 
'Kamienice 2 2016 Michał Węgrzyn'

Absolwent ASP im. Eugeniusza Gepperta we Wrocławiu. W 2014 r. 
obronił dyplom na kierunku malarstwo w pracowni prof. Krzysztofa 
Skarbka oraz dyplom z projektowania malarstwa w architekturze 
i urbanistyce w pracowni prof. Wojciecha Kaniowskiego. W trakcie 
studiów współpracował z Gdańską Szkołą Muralu i jej prowadzą-
cymi – Rafałem Roskowińskim i Jackiem Zdyblem z gdańskiej ASP. 
Zrealizował tam m. in. autorski mural poświęcony 70. rocznicy 
powstania Narodowych Sił Zbrojnych. W 2013 r. zdobył I nagrodę 
w międzynarodowym konkursie na projekt i realizację muralu pt. 
„Brama do Nadodrza”. W tym samym roku nagrodzony stypen-
dium artystycznym prezydenta Wrocławia. Bierze udział w akcjach 
artystycznych wychodzących poza tradycyjne malarstwo sztalugo-
we (np. w Gestach Malarskich w Galerii Entropia i w Samonośnych 
Uniwersalnych Wystawach autorstwa Kamili Wolszczak i  Galerii 
MMXIII). Do eksperymentów należy również instalacja stworzona 
w Galerii Sztuki Współczesnej MD_S we Wrocławiu. Powstały obiekt 
był rozszerzeniem estetyki dwuwymiarowych abstrakcyjnych prac 
malarskich w przestrzeń trójwymiarową. W ostatnim roku swoich 
studiów stworzył serię prac przy użyciu szablonów i farb w aerozolu. 

Zaowocowało to uzyskaniem nowego stylu malarskiego. Powstałe 
prace zaprezentował na wystawie dyplomowej w przestrzeni starego 
browaru we Wrocławiu (Klub Pralnia). Oprócz obrazów na płótnach 
ukazana została instalacja bazująca na koncepcji z Galerii MD_S, 
poszerzona o wideo mapping. Po ukończeniu edukacji na ASP we 
Wrocławiu nadal udziela się w różnorodnych projektach. W styczniu 
2015 r. wykonał autorski mural w Bombaju w ramach największego 
azjatyckiego festiwalu naukowego Techfest 2015. Podobną inicjaty-
wą było zaprojektowanie i wykonanie muralu dla Brave Festival 2015 
(edycja „Griot”) w centrum Wrocławia przy pl. Bema. W tym samym 
okresie odbyła się jego indywidualna wystawa w ramach projektu 
Galeria Jednego Obrazu w Lublinie. 

Malarstwo to dla mnie kontakt z rzeczywistością, a tworze-
nie obrazów to sposób wypowiedzi, który pozwala mi się 
do niej odnieść. Według mnie jest to bardzo uniwersalny ję-
zyk. Niestety postrzeganie tej dyscypliny zostało zniekształ-
cone przez niecelne opinie krytyków sztuki wypowiadane 
wszechwiedzącym tonem. Dlatego chciałbym opowiedzieć 
jak proces malarski wygąda z mojego punktu widzenia.

Każdy mój obraz zaczyna się od nieprzewidzianego impul-
su, miejsca od którego nie ma ucieczki. Spotyka mnie to 
znienacka np. w  piątek wieczorem podczas jazdy samo-
chodem przez miasto. Czasami jest to Fiat Brava rocznik 
'95, a z głośnikow płynie muzyka w tempie 175 bpm. Moją 
uwagę przykuwają wtedy specyficzne kadry, które zapada-
ją mi w pamięć. Wracam do tych ujęć nieco później, uzbro-
jony w szkicownik lub aparat i obserwuję. Są to proste na-
rzędza pozwalające na zanotowanie istoty pomysłu.

To co najbardziej mnie interesuje to miejskie krajobrazy 
i  sceny z życia mieszkańców oraz moich znajomych. Jest 
to skondensowana przestrzeń, w  której widać wyraźnie 
zachodzące złożone procesy. Na przykład nakładają się na 
siebie ślady przeszłości z teraźniejszoścą. Często w swoich 
pracach upamiętniam właśnie stare monumentalne bu-
dowle – odarte ze swojej dawnej świetności, lecz wciąż 
dumne. Obecnie rozdeptywane są przez nienaturalnie po-
budzone ambicje deweloperów. Postanowiłem rzucić sobie 
wyzwanie i próbować przedstawić te dynamiczne procesy 
na dwuwymiarowym płótnie. 

Tworząc dowolny obraz postępuję analogicznie do rze-
czywistości – wielokrotnie nakładam na niego warstwy. 
Jest to odzwierciedlenie zjawisk zachodzących w mieście, 
a konstrukcja malowidła jest stworzona przy pomocy od-
powiadających im mechanizmów. Transparentne powłoki 
zacierają i zakłócają się wzajemnie, tak jak opadające gru-
be powłoki kurzu, spalin i  powidoki świateł przesłaniają 
sceny, którę maluję. Dla każdej takiej kompozycji staram 
się znaleźć odpowiedni zestaw barw. Nie są to jaskrawe 
barwy podstawowe czy dopełniające. Dlatego pojawia się 
tam raczej „turbospalinowy błękit” lub „poranny jasnosza-
ry z domieszką niechęci”. Każdy zestaw jest wyszukiwany 
indywidualnie, pod kątem danej kompozycji.

W rezultacie powstaje kolaż z fragmentów rzeczywistości. 
Tak jak półprawda jest kłamstwem, tak obraz stworzony 
z kawałków reczywistosci jest iluzją. Choć efekt ma twarde 
odniesienie w trójwymiarowym świecie, to dzięki wyobraź-
ni nosi w  sobie pierwiatek innego wymiaru. Dzięki temu 
działania malarskie są dla mnie tak pociągające.

Na razie nie zdecydowałem w jakim dokładnie celu tworzę 
swoje obrazy. Myślę, że nie ma na to jednej odpowiedzi. 
Dlatego uważam, że każdy artysta powinien dotrzeć do 
tego samodzielnie, a krytyczne teksty osób z zewnątrz nie 
muszą stanowić niezbędnego drogowskazu.

Michał Węgrzyn
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14 Radosław Sowiak 
(ur. 1950)

Sen o Kazimierzu M.  2016

relief, akryl, płyta, 100 × 100 cm, opisany na odwrocie

Od 1986 r. zajmuje się twórczością artystyczną. Od początku lat 70. 
związany ze sztuką i środowiskiem artystycznym. Kolekcjoner sztu-
ki. Pomysłodawca i współorganizator Ogólnopolskiej Aukcji Sztuki 
Współczesnej na rzecz MKZ Solidarność Ziemi Łódzkiej w 1981 r. 
Współwłaściciel jedynej w Polsce w stanie wojennym niezależnej, 
samofinansującej się, podziemnej Galerii Czyszczenie Dywanów – od 
20 marca 1982 do 13 grudnia 1982 r. Współwłaściciel podziemnego 
wydawnictwa „Zakaz Zawracania” (1985–1986). Inicjator Instytutu 
Sztuki im. Społecznego Protestu z tymczasową siedzibą w Kopenha-
dze, gdzie w 1983 r. zostały wysłane zbiory i dokumentacja Galerii 
Czyszczenie Dywanów. Prace wróciły do Polski i następnie zostały 
przekazane Muzeum Sztuki w Łodzi. W 2011 r. zostały zaprezento-
wane wraz z pracami Adama Paczkowskiego i Radosława Sowiaka 
na Wystawie Czyszczenie Dywanów, która odbyła się w ramach 
Festiwalu Sztuka i Dokumentacja. W 2011 r. odbyła się również 
wystawa „Dywaniarze chcecie kurwa dzieł, zróbta se sami” – Archiwa 
Galerii Czyszczenie dywanów, malarstwo Radosława Sowiaka „Sen 
o Kazimierzu M.” w Centrum Kultury Koneser. Jego prace w zbiorach 
Muzeum Sztuki w Łodzi, oraz w kolekcjach prywatnych.
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15 Adam Bakalarz 
(ur. 1989)

FL3  2016

akryl, płótno, 120 × 160 cm, sygn. na odwrocie: 
'A. Bakalarz | 2016 | „FL3” | 120 × 160'

Jeden z najciekawszych i najlepiej zapowiadających się artystów 
młodego pokolenia. Absolwent Grafiki na Wydziale Sztuki UP 
w Krakowie. Dyplom 2016 pod kierunkiem dr. Stanisława Cholewy 
w pracowni wklęsłodruku. Wybrane wystawy: 2017 – „MOTION”, 
Galeria Grüning, Kraków; 2016 – Contemporary Art Fair, Hotel PULSE, 
Miami; 2016 – ART MIAMI CONTEXT, Miami; 2016 – Bal Fundacji 
TVN, Warszawa; 2016 – Abu Dhabi, Zjednoczone Emiraty Arabskie; 
2016 – Art Connection, Fort Lauderdale, Filadelfia; 2016 – Wystawa 
zbiorowa, Kancelaria PATH Warszawa; 2106 – CONTEXT ART NEW 
YORK, wyróżnienie „Work of the Day”; 2016 – Wystawa zbiorowa 
Grafika Roku, Galeria Messier42 Kraków; 2016 – „Endorfina", Galeria 
Gruning, Kraków; 2015 – Wystawa zbiorowa Grafika Roku, Galeria 
Galerii Lamelli Kraków; 2014 – „Metafory”, Muzeum Historii Fotogra-
fii, Kraków; 2014 – Wystawa zbiorowa, Galeria Hortar, Tarnów; 2014 
– „Przemieniony”, Galeria Plus, Kraków; 2013 – „Action Calling”, 
Macerata, Włochy; 2013 – Wystawa zbiorowa, Galeria MINI, Kraków; 
2013 – Wystawa zbiorowa, Memphis College of Art, Memphis. Jego 
prace znajdują się w kolekcjach w Polsce i za granicą.

(…) Problematyka ruchu stanowi tylko część tego co mnie 
nurtuje, a bierze się to z mojej fascynacji obserwowania 
przekształcania się ciała ludzkiego, zabawy z formą i napi-
nania jej do granic możliwości. Wywarcie wrażenia poru-
szenia „rzeźbiarskiej” materii, którą stosuję nie jest łatwym 
zadaniem. Analizuję ruch jakby składał się z pojedynczych 
stop-klatek, gdzie jedna pozycja przeobraża się w inną i tak 
bez końca (niczym w sekwencjach Muybridgea). Dostrze-
gam figury pokonujące opór własnych mięśni, siły grawitacji 
i przenikające się  z przestrzenią. Fascynuje mnie zacieranie 
się czytelności ciała i jego fizycznych ograniczeń. Cielesność 
zostaje zdeformowana, przetworzona w rzeźbiarską for-
mę, która jednakże intuicyjnie naprowadza nas na realność 
w odbiorze wykonywanej czynności.

(…) Uwielbiam kolor i fakturę starego metalu, jak w rzeź-
bach i grafikach Eduardo Chillidy, pobudzają one wyobraźnie 
i myślę o nich jak o fragmentach ludzkiego ciała. Bawią mnie 
rysunki „Konstrukcji trzech kobiet” Picassa i jego prace z lat 
30. Głównym źródłem inspiracji pozostaje dla mnie fotogra-
fia. Jest ona jednak bardziej impulsem do działania niż głów-
ną bazą na podstawie, której zostanie namalowany obraz. 

(…) Moje obrazy i grafiki są efektem wielu działań, podzie-
lonych zasadniczo na kilka etapów. Fundamentem każdej 
pracy są oczywiście rysunki. W tym czasie postać ulega cią-
głym przekształceniom i nierzadko zmienia się wcześniejsza 
koncepcja. Przy pracy często wspomagam się szarą plaste-
liną, dzięki czemu modelowane formy są dla mnie bardziej 
czytelne. Jest to najbardziej twórczy i  najprzyjemniejszy 
etap pracy nad obrazem, zdaję się wtedy na wyczucie i in-
tuicję artystyczną – podejmuję decyzję i odrzucam to co złe. 
Dokładnie wykańczam każdy obraz, wynika to z mojego 
technicznego podejścia do pracy. Nie lubię niedociągnięć 
i zabrudzeń. 

(…) Korzystam z farb akrylowych ze względu na dobre krycie 
i ich charakterystyczną właściwość – szybki czas schnięcia 
(nie lubię czekać na nałożenie kolejnej warstwy do tego 
stopnia, że używam małej suszarki). Ważne jest dla mnie 
zróżnicowanie powierzchni i stąd częste stosowanie pia-
sku, ziemi, wełny do stworzenia faktury formy. Dzięki temu 
postaci umieszczone w odrealnionej przestrzeni, stają się 
bardziej namacalne. Dbam jednak o to, by w moich pracach 
była odczuwalna równowaga pomiędzy tłem a figurą.

Adam Bakalarz
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16 Krzysztof Piętka 
(ur. 1990)

Badacz  2016

olej, płótno, 120 × 100 cm, sygn. na odwrocie

Student V roku Malarstwa w ASP w Katowicach w pracowni prof. 
Andrzeja Tobisa. Finalista ogólnopolskiego konkursu malarskiego 
im. Wojciecha Fangora (2015). Wybrane wystawy: 2015 – Zły znak, 
Galeria Pojedyncza, Centrum Kultury w Katowicach; 2015 – Wszystkie 
drogi wychodzą bokiem, Rondo Sztuki w Katowicach; 2015 – Palec 
w oku, Galeria Działań w Warszawie; 2013 – Masa Perłowa, MDS 
we Wrocławiu.
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17 Natalia Karasińska 
(ur. 1987)

z cyklu „Struktury własne” –  
„Turkusy vs oranże”  2016/17

technika mieszana, płótno, 120 × 95 cm, sygn. l.d.: 'NK' 
oraz na odwrocie 'NK NKarasińska'

Absolwentka Akademii Sztuk Pięknych im. Eugeniusza Gepperta 
we Wrocławiu. Dyplom w Pracowni Malarstwa u Prof. Stanisława 
Kortyki. Specjalizacja z Malarstwa w Architekturze i Urbanistyki 
oraz Aneks z Grafiki warsztatowej (w Pracowni Sitodruku). W la-
tach 2011/2012 – była stypendystką Rektora ASP we Wrocławiu. 
Wybrane wystawy i osiągnięcia: 2016 – „Zoom na Szczecin – Punkty 
Widzenia”, Filharmonia im. Mieczysława Karłowicza, Szczecin; 2014 
– Indywidualna wystawa malarstwa, Back Door Gallery, Katowice; 
2013 – Zbiorowa wystawa „Grubymi nićmi szyte”, Pałac Potulickich, 
Pruszków; 2013 – Zbiorowa wystawa „Breslau-Florencja” jubileusz 
25-lecia allerArt w Bludenz, Austria; 2013 – Zbiorowa wystawa, 
Galeria DNA, Sky Tower, Wrocław; 2013 – Wystawa zbiorowa 22. 
Ogólnopolskiego Przeglądu Malarstwa Młodych „PROMOCJE 2012”, 
Muzeum Regionalne, Jawor; 2012 – Laureatka 22.Ogolnopolskiego 
Przeglądu Malarstwa Młodych „PROMOCJE 2012”, Galeria BWA, 
Legnica; 2012 – Indywidualna wystawa Malarstwa „KOMPOZYCJE 
LINIOWE”, PKZ, Dabrowa Górnicza; 2012 – Nominacja do II Prze-
glądu Młodej Sztuki „ŚWIEŻA KREW”, Galeria Socato, Wrocław; 
2012 – 7th International Trennial of Graphic „ART BITOLA 2012”, 
Macedonia; 2012 – „DYPLOMY 2012”, „Kompozycje liniowe: ślady, 
tropy, znaki”, BWA Awangarda, Wrocław; 2012 – Zbiorowa wystawa 
„SZTUKA POD LUPE”, Festiwal „Mironalia”, Galeria Filtry, Warsza-
wa; 2012 – Zbiorowa wystawa „BLISKOZNACZNIE”, ASP Gdańsk; 
2012 – Indywidualna wystawa Grafiki „PODAZAJAC ZA PUNKTEM”, 
Galeria g.44A, Katowice; 2011 – Wystawa zbiorowa „KREATYWNY 
WROCŁAW” Galeria Dominikańska, Wrocław.

Sztuka jest dla mnie dialogiem z rzeczywistością i odbiorcą. 
W swoich pracach skupiam się na oddaniu struktury malarskiej. 
Głównym punktem odniesienia jest dla mnie kolor i jego relacja 
ze światłem i podłożem.

Natalia Karasińska 
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18 Lena Achtelik 
(ur. 1989)

Tajemniczy ogród I  2012

olej, płótno, 140 × 100 cm, sygn. l.d.: 'Achtelik 2012'

Ukończyła Ogólnokształcącą Szkołę Sztuk Pięknych w Katowicach 
z dyplomem w pracowni grafiki warsztatowej w 2008 roku. W roku 
2011 uzyskała tytuł licencjata historii na Uniwersytecie Śląskim w Ka-
towicach. W roku 2016 zdobyła tytuł magistra sztuki na Akademii 
Sztuk Pięknych w Katowicach broniąc dyplom z wyróżnieniem w pra-
cowni grafiki książki u dr Bogny Otto Węgrzyn oraz prezentacje 
dodatkowe z druku wklęsłego u prof. Jana Szmatlocha i malarstwa 
u prof. Zbigniewa Blukacza. Stypendystka programu Erasmus+ 
w Królewskiej Akademii Sztuk Pięknych w Antwerpii. Zajmuje się 
głównie książką artystyczną, malarstwem i drukiem wklęsłym. 
W 2016 roku zdobyła Grand Prix w konkursie o Grand Prix Fundacji 
im. Franciszki Eibisch. Zdobyła wyróżnienie na XV Międzynarodowym 
Biennale Małych Form Graficznych i Ekslibrisu w Ostrowie Wielko-
polskim (2014) i na XI Międzynarodowym Konkursie Graficznym 
na Ekslibris w Gliwicach (2016). Brała udział w licznych wystawach 
w Polsce i za granicą  – m. in. Mocak Muzeum Sztuki Współczesnej 
w Krakowie (2014); BWA Katowice (2016); Rondo Sztuki, Katowice 
(2016); Heist-op-den-Berg, Belgia (2014); Biblioteca Alexandrina, 
Egipt (2015); Narodowe Muzeum Sztuk Pięknych, Taiwan (2016). Jej 
prace znajdują się w wielu kolekcjach prywatnych oraz publicznych 
w kraju i za granicą.

WYSTAWIANY:

2014/2015 – „Inspiracje literackie”, MOCAK Muzeum 
Sztuki Współczesnej, Kraków

2014 – „Seans spirytystyczny”, Galeria Pod Łukami, 
Katowice

W  malarstwie punktem wyjścia są dla mnie fotografie, 
którym zawsze towarzyszy myśl, że sfotografowani już na 
pewno nie żyją, jednocześnie zaznacza się ich obecność 
i nieobecność, niemożność uzyskania odpowiedzi, nawią-
zania kontaktu, poza tym co przedstawione, niemożność 
realnego wykroczenia poza przedstawienie. Obrazy sytu-
ują się w kręgu romantycznego pojmowania natury, czego 
pierwszym impulsem dla mnie, była powtórna lektura po-
wieści „Tajemniczy ogród” Frances Hodgson Burnett z roku 
1911. Autorka wskazuje na ożywczą, zbawienną moc na-
tury (tamże: angielskiego krajobrazu) – jest czymś ideal-
nym, tajemniczym, uduchowionym – misterium, którego 
człowiek jest częścią: „Jeśli spojrzysz we właściwy sposób, 
zobaczysz, że cały świat jest ogrodem”. To właśnie ogród 
pełen tajemniczych zakątków jest miejscem ciągłego odra-
dzania się i zamierania. Cykliczność przemian następujących 
w naturze, każe inaczej spojrzeć na pojęcie nieśmiertelności 
i przekonanie, iż jest ona życiem wiecznym w pamięci poko-
leń. W tym ujęciu, wieczność to nie pamięć potomnych, ani 
eschatologiczne czy poetyckie zaświaty, lecz raczej ponowne 
włączenie w obieg natury materialnych szczątków i kruchych 
przedmiotów pozostałych po kimś. Choć natura działa prze-
ciwko pamięci, przekształcając wytwory człowieka w ruinę, 
a  jego samego poprzez starzenie się, można przyjąć, że 
to ona w pewnym sensie zapewnia faktyczną nieśmiertel-
ność w postaci ciągłego odradzania się. Podejmuję próbę 
przywrócenia, która z góry skazana jest na niepowodzenie, 
ale mimo to zostaje podjęta, jako przedłużenie trwania 
jeszcze o moment, jako wyraz litości nad zapomnieniem, 
jako zostawianie śladu bytu. We wszystkich pracach zma-
gam się z poczuciem wyrwania z kontekstu przedmiotów 
związanych niegdyś z czyjąś pamięcią i wspomnieniami, 
z niewyrażalnym, a jednak na wszelkie sposoby wyrażanym, 
wizerunkiem śmierci i próbami jej określenia. Jednocześnie 
wiedząc, że „śmierć wyczytać można z twarzy i z portretu, 
z zamglonego i przyćmionego pejzażu; słyszymy ja w krzyku 
i w muzycznym akordzie, nie myśląc nawet o przywołaniu 
jej obrazu i nie mogąc jej sobie wyobrazić.” (M. Guiomar, 
Zasady estetyki śmierci [w:] Wymiary śmierci, red. S. Rosiek, 
Gdańsk 2010,  s. 82)

Lena Achtelik
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19 Agnieszka Korybut-Daszkiewicz 
(ur. 1982)

Ahead  2016

olej, płótno, 80 × 120 cm, sygn. na odwrocie: 'AKD'

Absolwentka warszawskiej Akademii Sztuk Pięknych. W 2009 roku 
obroniła dyplom w pracowni grafiki wydawniczej prof. L. Majewskie-
go, za który otrzymała wyróżnienie rektorskie. Ma w swoim dorobku 
obrazy olejne, grafiki oraz plakaty filmowe. Źródłem inspiracji są dla 
niej kultura popularna i życie codzienne. Centrum jej zainteresowania 
stanowi człowiek. W swoich pracach poddaje reinterpretacji zdjęcia 
z Internetu, kadry filmowe, fotografie z prasy. Odwołuje się także 
do osobistych doświadczeń. Wybrane wystawy i nagrody: 2014 
– Nominacja w kategorii „Plakat” do 7. edycji Nagród Polskiego 
Instytutu Sztuki Filmowej (za plakat do filmu „Miłość” Sławomi-
ra Fabickiego); 2014 – Wystawa pokonkursowa Ogólnopolskiego 
Konkursu Malarskiego im. Leona Wyczółkowskiego, Galeria Miejska 
BWA, Bydgoszcz; 2013 – Wystawa pokonkursowa Ogólnopolskiego 
Konkursu Malarskiego im. Leona Wyczółkowskiego, Galeria Miejska 
BWA, Bydgoszcz; 2008 – Wystawa zbiorowa plakatu, Centrum Ło-
wicka, Warszawa; 2007 – Wystawa zbiorowa plakatu, Centre du 
Graphisme, Echirolles, Francja; 2007 – wystawa zbiorowa rysunku, 
Galeria Aspekt, Warszawa.

Centrum zainteresowania Agnieszki Korybut-Daszkiewicz 
stanowi człowiek. Inspirują ją zarówno osobiste 
doświadczenia, bezpośrednie otoczenie jak i przypadkowe 
osoby i sytuacje. Często poddaje też reinterpretacji zdjęcia 
z Internetu, kadry filmowe czy też fotografie z prasy. 
Wszystkie te fragmentaryczne wypowiedzi składają się na 
autorską opowieść o otaczającej ją rzeczywistości.
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20 Franciszek Ledóchowski 
(ur. 1981)

Apeiron 48  2016

akryl, płótno, 120 × 100 cm, opisany na odwrocie

Studiował w Europejskiej Akademii Sztuk (gdzie duży wpływ wywarł 
na niego Franciszek Starowieyski),  Ecole Superieure des Beaux Arts 
d’Angares (Francja) oraz na warszawskiej Akademii Sztuk Pięknych 
na wydziale grafiki, którą ukończył w 2007. Zajmuje się filmem, 
fotografią, ilustracją, malarstwem oraz grafiką. Interesuje go pro-
blem wielorakości perspektyw postrzegania świata. Posługując się 
różnymi stylami malarskimi (popartu, abstrakcji czy surrealizmu) sta-
ra się wyrazić złożoność widzenia czy lepiej nadawania znaczenia 
zdarzeniom czy obrazom. Jego malarstwo pozwala się tłumaczyć na 
wiele sposobów nie preferując żadnego z tłumaczeń czy żadnego 
widzenia jako jedynego, właściwego. Wielokrotnie wyróżniany był 
na konkursach artystycznych, m.in.: 2012 – Konkurs Fundacji im. 
Franciszki Eibisch, 2012 – I Międzynarodowy Konkurs Artystyczny 
– „Pejzaż Współczesny”, Częstochowa; 2012 – „Untouchable”, 
Poznań; 2012 – „Triennale z Martwą Naturą”. Wybrane wystawy 
indywidualne i zbiorowe: 2016 – wystawa indywidualna „APEIRON”, 
Bohema Nowa Sztuka, Warszawa; 2014 – indywidualna wystawa 
malarstwa, Galeria MiTo, Warszawa; 2013 – indywidualna wystawa 
malarstwa, Galeria Elektor, Warszawa; 2012 – zbiorowa wystawa 
malarstwa, Galeria Opery, Kair (Egipt); 2011 – „Hangart”, Galeria 
Klimy Bocheńskiej, Warszawa; 2011 – indywidualna wystawa ma-
larstwa, Pałac Pod Blachą, Warszawa.

MG: Mimo wszystko, można chyba 
powiedzieć, że na polu pełnej abs-
trakcji zaczynałeś od zera?

FL: Te wszystkie eksperymenty, któ-
re robiłem z narzędziami i techniką, 
to była wielka przygoda i czułem się 
jak alchemik. Zapuszczałem się na 
zupełnie nowy teren – musiałem 
wyjść z konwencji, w której byłem 
wychowany i  odkrywać „nowe”. 
Ten moment był jak wyzwolenie się 
z okowów, jak skok na bunji. Wiem, 
że dla części osób malowanie abs-
trakcji takich jak moje wydaje się 
proste. A jest dokładnie odwrotnie. 
Ja długo musiałem się uczyć malo-
wać abstrakcyjnie. Najtrudniejsze 

jest przejście do działania dużym gestem na dużym płótnie, czyli do czegoś co jest wbrew naturze 
realisty. Aby się przełamać próbowałem nawet wyzwalającej mocy alkoholu. Na szczęście dla mnie 
strategiczne rozpicie się nie przyniosło pożądanych rezultatów. Traciłem koordynację i precyzję.

Ludzi trzeba uświadomić, że malowanie abstrakcji jest bardzo trudne. Że trzeba mieć pomysł na 
strukturę obrazu, że potrzeba czasu na opanowanie techniki. Ja bardzo długo się przygotowałem 
do abstrakcji. Eksperymentowałem z narzędziami, najpierw różnymi pędzlami i szczotkami. W Hali 
Mirowskiej kupowałem różne szczotki do zamiatania w poszukiwaniu optymalnego włosia. Pró-
bowałem łączyć kilka pędzli, dopiero potem przeszedłem na szpachle budowlane. W ogóle w skle-
pach budowlanych bywam teraz regularnie. Potrzebuję na przykład dużych pojemników na farbę, 
wiader i misek różnego rodzaju. W tym malarstwie potrzebne są wielkie ilości farby, np. 5 litrów, 
a ponieważ kolory, na których mi zależy są osiągalne tylko dzięki farbom najwyższej światowej 
jakości, malowanie abstrakcji to spora kasa.    

Apeiron. Przypadek kontrolowany, fragment rozmowy przeprowadzonej z artystą przez Macieja Gajewskiego
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21 Urszula Kozieł 
(ur. 1977)

Z cyklu „Spokojnie”  2016

akryl, płótno, 100 × 100 × 6 cm, opisany na odwrocie: 
'URSZULA KOZIEŁ, z cyklu „Spokojnie”, 2016 ROK'

Absolwentka Wydział Architektury Politechniki Krakowskiej, gdzie 
uzyskała także dyplom RIBA (Royal Institude of British Architects) oraz 
Wydziału Malarstwa krakowskiej ASP, gdzie w 2013 roku przygoto-
wywała pracę końcową pod kierunkiem prof. Teresy Kotkowskiej-Rze-
peckiej oraz aneks z rysunku u dr. Wojciecha Kubiaka. Jest członkiem 
SARP-u oraz autorką akcji: „Wprowadź sztukę do swojego domu”. 
Projektuje  minimalistyczną architekturę, jednak jej największą pa-
sją jest malarstwo, któremu poświęca się obecnie najaktywniej. Jest 
autorką dwóch cykli obrazów zatytułowanych „Spokojnie” i „Geo-
metria ujarzmiona”. Mimo, że jej prace są abstrakcyjne, zachęcają 
do refleksji. To artystka myśląca i szukająca. Lubi eksperymentować, 
poszukiwać niestandardowych rozwiązań. W pracach pojawiają się 
elementy wydruku 3D Jej obrazy często składają się z kilku połączo-
nych blejtramów, przez co powstają przestrzenne kompozycje, prze-
noszące widza w coraz to nowe wymiary. Jej obrazy przepełnione są 
liryzmem i zachęcają do zatrzymania się na chwilę.

„Spokojnie”

Starałam się ograniczyć świat do inspirującej 
pustki. Tak, do pustki. Pustka może być inspi-
rująca. Może działać bardziej niż zatłoczona 
rzeczywistość. Współuczestniczy w tworzeniu, 
inspiruje i  sama przez to się zatraca. Poprzez 
eliminację środków wyrazu chciałam osiągnąć 
harmonię i  spokój. Chciałam uwolnić się od 
otaczającego nas chaosu, pośpiechu, nadmiaru 
wszystkiego. W rzeczywistości dającej tak wiele 
możliwości, trzeba umieć znaleźć coś dla siebie. 
Wybrać... i skupić się na tym, co najistotniejsze. 
To umiejętność wyboru i umiejętność rezygnacji 
może doprowadzić do sukcesu, do powstania 
obrazu, który zbombarduje spotęgowanym, 
niepowtarzalnym pięknem. Mówią o tym wy-
raźnie następujące słowa Teresy Pągowskiej: 
„Trzeba dużo widzieć, by dużo odrzucać, po-
przez eliminację zyskiwać większe bogactwo, 
a skrót formalny ma służyć jasności wypowiedzi 
i zwiększać siłę obrazu. Ciągle szukać własne-
go 'ja' i walczyć z tym szczęściem, którym jest 
malowanie.” W malarstwie nie można sobie nic 
zaplanować. Obrazy, które miały być minima-
listyczne, spokojne i bardzo stonowane, stają 
się coraz jaskrawsze, a gra barw coraz bardziej 
wyrazista. Pustka, cisza, pozorna nicość może 
zaskoczyć swoim bogactwem. Tak jak zasko-
czył kiedyś utwór skomponowany przez Johna 
Cage’a, „Cztery, trzydzieści trzy”, utwór, który 
nie zawiera ani jednej nuty, jedynie 273 sekun-
dy ciszy. Niby nic, cisza... a  jak wiele daje do 
myślenia, jak bardzo może być inspirująca... 
W ciszy może zawierać się wszechświat, Bóg, 
wszystko. Wszystko i nic. Ale wszystko zależy 
od nas samych. Ktoś może powiedzieć, że cisza 
jest niczym, lub jak John Cage, że: „Cisza nie ist-
nieje, – wszystko jest muzyką”. Istotą jest, więc 
szukanie ciszy, wyławianie szmerów, szeptów, 
szumów. Wsłuchiwanie się...

Urszula Kozieł
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22 Łukasz Patelczyk 
(ur. 1986)

Latające wiedźmy  2016

olej, płótno, 120 × 100 cm, sygn. na odwrocie

Absolwent ASP w Gdańsku, dyplom uzyskał w 2012 roku w pracow-
ni prof. Teresy Miszkin oraz pracowni prof. Witosława Czerwonki. 
W swoim malarstwie łączy ze sobą dwa porządki, klasyczny pejzaż 
wraz geometryczną abstrakcją. Artysta maluje równolegle kilka se-
rii obrazów tj. Krajobraz ocenzurowany, Witchcraft, Passe-partout, 
Ancient, Aura. Obecnie mieszka i pracuje w Warszawie. Nagradzany 
i wyróżniany w ogólnopolskich konkursach artystycznych. Wybrane 
osiągnięcia: 2015 – Finalista 42. Biennale „Bielska Jesień”, BWA, 
Bielsko-Biała (nagroda prasowa redakcji „Notes na 6 Tygodni”); 2013 
– Finalista konkursu „Malarstwo Językiem Uniwersalnym”, Fundacja 
Zielona Marchewka, Białystok; 2013 – Finalista konkursu „Uwaga 
Malarstwo – XI Konkurs im. Gepperta”, BWA Awangarda, Wrocław; 
2013 – Finalista konkursu „Perfectionist – I Internacional Painting 
Contest Modessqe”, Fabryka Trzciny, Warszawa; 2012 – Finalista 
konkursu „Promocje”, Galeria Sztuki w Legnicy; 2011 – Finalista 
konkursu „Świeża krew”, Galeria Socato, Wrocław; 2011 – Uczestnik 
X edycji konkursu „Artystyczna Podróż Hestii” (wyróżnienie specjal-
ne – stypendium w Walencji). Autor kilku wystaw indywidualnych: 
2016 – „W nocy wszystko słychać głośniej”, Galeria Promocyjna, 
Warszawa; 2016 – „Prywatne Astronomie”,Galeria Pionova, Gdańsk; 
2015 – „Witchcraft” Galeria Sputnik_r46, Wrocław; 2015 – „Krajo-
braz po” Poznańska Galeria Nowa, Poznań; 2015 – „Niebko”, Galeria 
Pawilon Sztuki, Warszawa; 2014 – „At Night”, Galeria Żak, Gdańsk; 
2013 – „Tytuł to pułapka”, Kolonia Artystów, Gdańsk. Uczestnik 
wielu wystaw zbiorowych: 2016 – „Przez pryzmat III”, Galeria Neon, 
Wrocław; 2016 – „Wnętrze Miasta”, Galeria Stolarska / Krupowicz, 
Warszawa; 2015 – „42 Biennale Bielska Jesień”, BWA, Bielsko-Biała; 
2015 – „Artlevel”, Contemporary art center '17, Kijów; 2015 – „Przez 
Pryzmat II”, Galeria Miejska Arsenał, Poznań; 2014 – „Portret Pa-
mięciowy”, Galeria MD_S, Wrocław; 2014 – „Przez Pryzmat”, Pałac 
Sztuki, Kraków; 2014 – „L.O.V.E.”, Kolonia Artystów, Gdańsk; 2013 
– „Still Nature” SOHO Factory, Warszawa; 2012 – „Bliskoznacznie, 
Galeria MD_S, Wrocław; 2012 – „Witch House Part 999”, LOFT, 
Gdańsk; 2011 – „Artystyczna podróż Hestii”, PGS, Sopot.

Obrazy Łukasza Patelczyka to swoiste poematy o sztuce patrzenia i postrzegania rzeczywistości. 
Czerpią zarówno z malarstwa romantycznego, współczesnej grafiki komercyjnej, jak i dokonań 
grupy Ładnie kontynuującej warsztatowe założenia Richtera. Pozornie mroczna malarska paleta nie-
mal gotyckich pejzaży skontrastowana zostaje z prostymi graficznymi formami rozbijającymi nasze 
wizualne przyzwyczajenia. Całość może przypominać chwyty graficzne stosowane na okładkach 
płyt, czy modnych dizajnerskich T-shirtach, lecz u Patelczyka zabieg ten wykorzystany został raczej 
do intrygującej gry z widzem. Wiele z jego prac pozostawia nas w percepcyjnym „zawieszeniu”. 
To, co zasłonięte walczy o uwagę z tym, co zasłaniające. Początkowa pretensja i chęć obejrzenia 
wykluczonej z percepcji części obrazu ustępuje uwadze skupionej na kontemplacji prostych form 
wyłaniających się z tła. Górski horyzont zostaje zrównoważony przez rytmiczne połączenie bia-
łych linii, elementy graficzne wklejone w formy „naturalne” podbijają całość kompozycji swoją 
sztucznością i współgrają z tym, co wydawało się z pozoru pierwszą materią obrazu. Fragmenty 
niejako wymazane, czy wykluczone z płótna, wykasowane części pejzażu stanowiącej swoisty 
wandalizm kompozycji wprowadzają element transcendentny. Te ingerencje „spoza” kadru kierują 
uwagę ku przestrzeni poza płótnem. Zachęcają do pytań o rolę artysty jako demiurga płóciennej 
rzeczywistości, o nasze przyzwyczajenia w postrzeganiu przestrzeni obrazu. Niekiedy pojawiające 
się w pracach absolwenta Gdańskiej ASP monolityczne białe plamy przywodzą na myśl pierwotne 
formy totemiczne, kosmiczny graniastosłup z „Odysei kosmicznej” Kubricka czy inne przejawy dzie-
dzictwa kultur tradycyjnych wykorzystywane w sztuce już od początku XX wieku. To, co najbardziej 
intrygujące w twórczości młodego artysty, to sposób w jaki proste elementy graficzne ożywiają 
klasycznie rozumiane studium pejzażu. Harmonia przyrody rozbita przez artystyczną wizję malarza, 
odrealnione portrety nocnego nieba czy podwójna perspektywa stosowana wewnątrz jednego 
kadru zwielokrotniają estetyczne wrażenia, jakich doznajemy obcując z twórczością Patelczyka. 

Jakub Wydrzyński, tekst do katalogu wystawy „Wnętrza miasta”, Stolarska/Krupowicz Gallery, Warszawa, luty-marzec 2016
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23 Katarzyna Dyjewska 
(ur. 1987)

Dno  2014

olej, płótno, 130 × 130 cm, sygn. na odwrocie

W 2015 uzyskała dyplom z wyróżnieniem na Wydziale Malarstwa 
Akademii Sztuk Pięknych w Warszawie w pracowni Prof. Krzysztofa 
Wachowiaka. W 2014 uzyskała dyplom magisterski na Wydziale 
Architektury Politechniki Warszawskiej, pod kierunkiem Prof. Jana 
Słyka. Od 2016 roku studentka Międzywydziałowych Środowisko-
wych Studiów Doktoranckich na Akademii Sztuk Pięknych w Gdań-
sku. Uczestniczka kilkunastu wystaw zbiorowych i indywidualnych. 
Nagrody, wyróżnienia: 2016 – Laureatka I Nagrody II Międzynarodo-
wego Konkursu Malarskiego Fundacji Trzy Mosty; 2016 – Laureatka 
Nagrody Miejskiego Ośrodka Kultury w Gorzowie Wielkopolskim 
w ogólnopolskim konkursie Nowy Obraz/ Nowe Spojrzenie; 2015 
– Finalistka konkursu o Nagrodę Artystyczną SIEMENSA; 2015 – 
Finalistka I Ogólnopolskiego Konkursu im. Fangora; 2015 – Laure-
atka Nagrody Ministra Kultury i Dziedzictwa Narodowego za pracę 
dyplomową „Puste Miasto”; 2011 – Laureatka Nagrody im. Marka 
Marii Pieńkowskiego;

WYSTAWIANY:

2016 – wystawa finalistów ogólnopolskiego Konkursu Nowy Obraz / Nowe Spojrzenie – Galeria 
BWA, Gorzów Wielkopolski

2016 – wystawa finalistów ogólnopolskiego Konkursu Nowy Obraz / Nowe Spojrzenie – Galeria 
Arsenał, Poznań

2015 – Wystawa finalistów Nagrody Artystycznej SIEMENSA, Salon Akademii, Warszawa

2015 – Ogólnopolska wystawa Najlepsze Dyplomy Akademii Sztuk Pięknych, Wielka Zbrojownia, 
Gdańsk

2015 – „Debiut w Studio”, Galeria Studio, Pałac Kultury i Nauki, Warszawa

Uprawiam klasyczne malarstwo sztalugowe, poszukując równowagi pomiędzy treścią a formą. 
Syntetyczne kompozycje zderzające płaszczyznę koloru ze strukturą drobnych równoległych linii 
to wyraz fascynacji zjawiskami występującymi we współczesnym społeczeństwie. Główny przed-
miot moich poszukiwań artystycznych – poczucie pustki i samotności jednostki, odnaleziony został 
w sposób metaforyczny w wyludnionych przestrzeniach pomiędzy budynkami.

Katarzyna Dyjewska
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24 Veronika Moshnikova 
(ur. 1989)

Potok Myśli  2016

technika własna, płótno, 110 × 130 cm, sygn. na 
odwrocie

Absolwentka Wyższej Uczelni Plastycznej im. Samokisza w Symfero-
polu (kierunek malarstwo) oraz Uniwersytetu Artystycznego w Pozna-
niu na  kierunku Grafika Warsztatowa. Dyplom obroniła w 2015 roku 
w pracowni serigrafii u prof. M. Pawłowskiego. Obecnie studentka 
studiów doktoranckich na UAP, na Wydziale Malarstwa i Rysunku. 
Zajmuje się sitodrukiem, rysunkiem, malarstwem, grafiką projektową, 
wideo oraz ilustracją. Jej prace zawsze są dla niej polem do ekspe-
rymentów i badaniem, dlatego są wykonane w różnych technikach 
i poruszają różne tematy. Ważniejsze osiągnięcia artystyczne: 2015 
– nominacja Najlepsze Dyplomy 2015, Wielka Zbrojownia, Gdańsk; 
2015 – III  Nagroda Rektora ASP we Wrocławiu na 9 Ogólnopolskim 
Biennale Grafiki Studenckiej, Poznań.

50–51





25 Marlena Lenart 
(ur. 1984)

Refleks II  2015

akryl, płótno, 92 × 73 cm, sygn. na odwrocie

Absolwentka Akademii Sztuk Pięknych w Łodzi. W 2010 roku 
obroniła dyplom na Wydziale Tkaniny i Ubioru (aneks z malarstwa 
w pracowni prof. Wojciecha Ledera). Brała udział w wystawach in-
dywidualnych i zbiorowych, m.in.: Malarstwo, Muzeum Regionalne, 
Głowno; Malarstwo a2, Galeria OdNowa, ASP Łódź; Wystawa 24 
i 25 Festiwalu Polskiego Malarstwa Wspólczesnego, Zamek Książąt 
Pomorskich, Szczecin;  „Made in Głowno”, Galeria Stara, Łódzki Dom 
Kultury, Łódź; Malarstwo, Galeria Bank & DM, Głowno; „Meeting 
Point”, Galeria ASP, Łódź; Malarstwo, Galeria To Tu, Rzeszów; „Zoom 
na Szczecin – punkty widzenia”, Galeria 4. Poziom, Filharmonia, 
Szczecin; „All the Worls’d Futures”, galeria Kobro, ASP Łódź; „Sy-
nergia 40”, Galeria Willa, Łódź; „Geometria w dyskursie – dyskurs 
w geometrii – Grid”, UJK Kielce.

WYSTAWIANY:

2016 – „Zoom na Szczecin - punkty widzenia”, Gale-
ria 4. Poziom, Filharmonia, Szczecin (reprodukowany 
w katalogu wystawy)

2016 – „Synergia 40”, Galeria Willa, Łódź (reprodu-
kowany w katalogu wystawy)

Maluję w technice akrylu na płótnie, a narzędzia jakich uży-
wam to aerograf, wałek malarski oraz pędzle. Tworzę prace 
abstrakcyjne, geometryczne, zahaczające o op-art. Obrazy 
powstały w wyniku kumulacji doświadczeń z formą, barwą 
oraz technologią, zapoczątkowanych jeszcze przed dyplo-
mem. Formy, jakimi się posługuję, wypłynęły z  fascynacji 
narzędziem - aerografem oraz badaniem możliwości, jakie 
oferuje. Malarstwo jest dla mnie poligonem doświadczeń, 
sposobem poznania rzeczywistości, a także odkrywaniem 
nowego i nieprzewidywalnego. Bardzo ważny jest dla mnie 
proces tworzenia i technologia, która wyłania się w wyniku 
eksperymentów. Odkryte środki wyrazu badam i eksploatuję. 
Prowadzę doświadczenia w trzech zasadniczych kierunkach. 
Pierwszym jest iluzja reliefu na płaskiej powierzchni (cykl 
„Reliefowe struktury”). Stworzyłam w  tym celu autorską 
wieloetapową technologię. Drugi, to uzyskiwanie wraże-
nia przestrzeni oraz form przestrzennych przez nakładanie 
transparentnych barwnych płaszczyzn, które nawarstwiając 
się i przenikając, nasycają kolor. W tych działaniach koncep-
cja obrazu często jest pomysłem pewnego rodzaju ruchu 
na płaszczyźnie. Prace są opowieścią o jednej formie, któ-
ra poddana została różnym zabiegom dynamicznym - na 
przykład kwadrat obracający się wokół jednego punktu lub 
poruszający się po płaszczyźnie w określony sposób (cykle 
„Dynamika”, „Przestrzeń algorytmiczna”). Ruch figury po-
łączony czasem ze zmianą jej wielkości udokumentowany 
został w swych regularnych fazach. Buduje różne struktu-
ry, generuje formy i przestrzenie. Działania, podjęte w celu 
stworzenia prac mieszczą się w definicji algorytmu. Powiele-
nie form, czasem z ich stopniowym i rytmicznym powiększe-
niem lub przesunięciem na płaszczyźnie jest właśnie takim 
algorytmem. Zautomatyzowane działanie minimalizuje ślad 
indywidualny artysty. Dzięki technologii efekt przypomina 
raczej pracę komputera niż człowieka i nie kojarzy się z kla-
sycznym malarstwem. Trzecia droga to iluzja przestrzeni trój-
wymiarowej (cykle „Refleks”, „Unoszenie”). Prace inspirowa-
ne są rzeczywistością i wynikają z obserwacji zbudowanych 
wcześniej geometrycznych modeli przestrzennych. Istotne 
jest w obrazach światło oraz cień rzucony przez bryłę. Sta-
ram się oddać ich wizualną strukturę i niematerialność. 

Marlena Lenart
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26 Piotr Kossakowski 
(ur. 1976)

Zbieracz  2016

akryl, płótno, 90 × 90 cm, sygn. na odwrocie

Absolwent Akademii Sztuk Pięknych w Katowicach. Dyplom z wyróż-
nieniem obronił w 2005 roku w Pracowni Malarstwa prof. Zbigniewa 
Blukacza (dyplom dodatkowy z projektowania plakatu w Pracowni 
prof. Romana Kalarusa). Zajmuje się malarstwem i projektowaniem 
plakatu. Jest adiunktem na Wydziale Artystycznym w Akademii Sztuk 
Pięknych w Katowicach. Autor 18 wystaw indywidualnych. Uczestnik 
ponad 100 wystaw zbiorowych w kraju i za granicą. W 2003 roku 
otrzymał Stypendium Fundacji im. H. Kołłątaja, w 2004 Stypendium 
Ministra Kultury i Dziedzictwa Narodowego oraz w 2008 roku  Sty-
pendium Marszałka Województwa Śląskiego. Jest laureatem nagrody 
w konkursie Samsung Art Master (Fabryka Trzciny, Warszawa, 2004). 
W 2005 otrzymał wyróżnienie na Festiwalu Plakatu w Krakowie (Pa-
łac Sztuki Towarzystwo Przyjaciół Sztuk Pięknych); w 2009 – wyróż-
nienie na 39. Biennale Malarstwa „Bielska Jesień”; 2012 nagroda na 
Międzynarodowym Triennale Plakatu w Trnavie na Słowacji.

(…) Piotr bada świat w całej jego złożoności, materialnej, duchowej, socjologicznej i kulturowej. I to 
wszystko w obrębie klasycznego malarstwa. Rozbija na kawałki matrycę realnego obrazu, a z bitów 
ważnych informacji tworzy bukiet kinetycznych barw. W zależności od stopnia koncentracji wydaje 
się, że już możemy dotknąć porządku całości, by po chwili wszystko runęło w otchłań entropii, 
a coś co już było prawie czytelne i rozpoznawalne zniknęło. W tym malarstwie jest żywioł, pasja, 
techniczna wirtuozeria, automatyzm talentu i witalnej energii, spod znaku Picassa. Jest odporność 
na wpływy modnej dziś formy szarej, gładkiej i z lekka anemicznej, chociaż przybierającej groźne 
miny, czasami kuszącej tu i tam. Tymczasem Piotr nikogo nie krzywdząc naprawdę potrafi zrobić 
demolkę, by poskładać potem wszystko w intrygującą całość, gdzie nie wszystko jest już jednak 
na poprzednim miejscu. I w dodatku, jak to się ogląda!

Prof. Zbigniew Blukacz (ASP Katowice), fragm. tekstu Jaka piękna dekonstrukcja.  
O nowych obrazach Piotra Kossakowskiego, „Tuba”, nr 7, 2014, s. 22
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27 Michalina Czurakowska 
(ur. 1986)

Dzikość natury  2014

akryl, płótno, 150 × 150 cm, sygn. na odwrocie

Absolwentka krakowskiej Akademii Sztuk Pięknych im. Jana Matejki 
oraz Wydziału Malarstwa Akademii Sztuk Pięknych w Warszawie, 
gdzie w 2014 roku jej dyplom otrzymał ocenę celującą z wyróżnie-
niem. Prace dyplomowe inspirowane trzymiesięczną podróżą do 
Australii zostały zakwalifikowane do Ogólnopolskiego Konkursu 
„Najlepsze Dyplomy 2014” w Gdańsku. Tworzy obrazy, tkaniny, ilu-
stracje oraz projekty graficzne i scenograficzne. Pasjonuje się jogą 
i sztuką surrealistyczną. Od 2009  bierze udział w działaniach chary-
tatywnych Biura Młodych – Fundacji Anny Dymnej „Mimo Wszystko” 
i wolontariatów w Krakowie i Warszawie. Jest autorką kilku wystaw 
indywidualnych oraz uczestniczką kilkunastu wystaw zbiorowych 
w Polsce i zagranicą.

WYSTAWIANY:

2017 – �wystawa indywidualna, „Antypody – Baśnie z Tej i Tamtej Strony Świata” Dom Kultury 
KADR, Warszawa

2016 – wystawa indywidualna, Płocka Galeria Sztuki, Warszawa

2016 – wystawa indywidualna, „Baśnie australijskie”, Galeria Łysego Pingwina, Warszawa

2014 – wystawa zbiorowa, „III Międzynarodowy Przegląd Sztuki”, Galeria 33, Ostrów Wielkopolski
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28 Agnieszka Kirzanowska-Osińska 
(ur. 1980)

W czerwieni  2016

olej, płótno, 170 × 100 cm, sygn. p.d.: 'W czerwieni 
Osińska 16'

Absolwentka Gdańskiej Akademii Sztuk Pięknych. Ukończyła Wydział 
Malarstwa i Grafiki ze specjalizacją malarstwo w pracowni prof. 
Macieja Świeszewskiego. Dyplom obroniła w roku 2007 w pracowni 
prof. Zdzisława Walickiego. Wcześniej studiowała grafikę na Uniwer-
sytecie Mikołaja Kopernika w Toruniu. Współpracowała i w ramach 
projektu Obywatelskiego Centrum Sztuki i Edukacji e66. Prowadziła 
warsztaty artystyczne dla dzieci i młodzieży na Wyspie Sobieszewskiej 
oraz Stacji Orunia, placówce Gdańskiego Archipelagu Sztuki. Jej pra-
ce były prezentowane na wystawach w kraju i za granicą. W 2014 
roku założyła i prowadzi art room Galeria Nastroje w Gdańsku. Od 
wielu lat z powodzeniem łączy artystyczną pasję z wychowaniem 
dwójki dzieci.

W poszukiwaniu swojej artystycznej drogi wiele ekspery-
mentowałam. Wypadkowa tych prób nie mogła być jed-
noznaczna i prosta. Owocem wielu lat pracy jest sztuka 
mocno ukierunkowana na wrażliwość estetyczną i z po-
dobnej wrażliwości i emocjonalności wynikająca. Specyfika 
prac umożliwia ich odbiór również poza poziomem na co 
dzień używanych zmysłów. Skłania do uwolnienia emocji, 
bo źródłem inspiracji przy ich powstawaniu są również emo-
cje i nastroje, co czyni je emocjonalnie osobistymi. W taki 
właśnie sposób powstają obrazy z serii abstrakcji geome-
trycznych, które traktuję jako swego rodzaju zapiski - zapiski 
na dużym formacie, mocno energetyzujące, gdzie energia 
przekazywana jest w kolorze i powtarzającym się rytmie. 

Wspólną cechą geometrycznych abstrakcji są prostokąty, 
różnych rozmiarów, różnej ostrości – raz bardziej zamglone, 
innym razem wyraziste. Na bazie figur geometrycznych prze-
prowadzam swoiste doświadczenie – buduję kompozycję, 
dobieram kolorystykę, eksperymentuję z nasyceniem barwy. 

W efekcie tej podróży powstaje otwarta praca abstrakcyjna, 
składająca się z mieszanki mnóstwa detali, pozbawionych 
jednego dominującego elementu, w której odnaleźć moż-
na horyzont i głębię, gdzie nie można jednak zdefiniować 
początku ani końca. Pierwsza praca z serii emanowała ży-
wym kolorem i wyrazistą fakturą, kojarzyła się z widzianymi 
z oddali dachami domów w fawelach Rio de Janeiro – taki 
też nosiła tytuł: RdJ. W kolejnych pracach efekt trójwymia-
rowości uzyskiwałam już samym kolorem, w części z nich 
dużo bardziej stonowanym. 

Równolegle do serii geometrycznych abstrakcji powstają 
obrazy zupełnie inne - monochromatyczne, gdzie tonacja 
ogranicza się do jednej gamy koloru. Podczas pracy nad 
nimi znajduję czas na wyciszenie, uwolnienie innego rodzaju 
energii. Nastrój podczas malowania, przekłada się na nastrój 
obrazów. Są one bardziej nostalgiczne, refleksyjne. Myślę, 
że mogły by pasować do gabinetu Davida Hume’a czy Joh-
na Locke’a – orędowników sensualizmu, czyli nabywania 
wiedzy i doświadczenia za pomocą zmysłów.  

Agnieszka Kirzanowska-Osińska
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29 Katarzyna Kołtan 
(ur. 1972)

Pia  2016

tempera żółtkowa, płyta, 100 × 100 cm, sygn. p.d.: 
'KK|MM|XVI'

Ukończyła PLSP w Koszalinie, studia w poznańskiej Wyższej Szkole 
Sztuki Stosowanej. Zajmuje się fotografią portretową, street photo 
oraz malarstwem. Wybór techniki tempery jajecznej jest świadomym 
zabiegiem formalnym, wg. artystki pracochłonna i żmudna budowa 
obrazu, tysiące drobnych pociągnięć pędzelka o średnicy milimetra 
zmuszają do pokory i dają czas na wewnętrzną refleksje. Laureatka 
nagrody w konkursie fotograficznym Złota Muszla, obecnie skupiona 
wyłącznie na malarstwie – jej prace znajdują się w licznych zbiorach 
prywatnych w Polsce i w Europie (Hiszpania, Portugalia, Wielka Bry-
tania). W maju 2014 r. uczestniczyła w 20/21 International art fair 
w Londynie. Jej malarstwo o rozpoznawalnym stylu, stanowi nowo-
czesne połączenie renesansowej techniki malarskiej ze współczesną 
symboliką i językiem wyrazu. 

Malarstwo dojrzewało we mnie długo. Gromadziłam w du-
szy obrazy ludzi, sytuacje emocjonalne, nastroje. Budowa-
łam prywatne archiwum symboli, będących dla mnie dro-
gowskazami i kamieniami milowymi w rozwoju duchowym. 
Z czasem symbole zaczęły przybierać konkretne kształty. 
Pojawiły się twarze, twarze kobiet, będące emanacją mojej 
wewnętrznej siły. Potrzeba dzielenia się tymi wizjami stawała 
się coraz silniejsza, zaczęłam więc szukać sposobu na zwi-
zualizowanie swoich przemyśleń. Początkowo jako medium 
wybrałam fotografię. Interesowało mnie odnajdowanie 
w twarzach napotkanych kobiet śladów emocji i  stanów 
duchowych, które obserwowałam już wcześniej. Starałam 
się dopasować obrazy do swoich artystycznych wizji. Szybko 
zrozumiałam, że bardziej od rejestrowania realnego świata 
interesuje mnie niczym nieskrępowane, wolne od wszelkich 
kompromisów kreowanie własnego, intymnego uniwersum. 
Tak zrodził się świat „moich” kobiet. Zaczęły powstawać 
portrety, pełne ulotnej symboliki i metafor, które są dla mnie 
kluczem do zrozumienia zawartego w nich przesłania. Ko-
biety z moich obrazów przedstawiam na ogół w kluczowym 
dla nich momencie przemiany, kiedy dokonały wyboru lub 

za chwilę się to stanie. Jest to magiczny moment, chwila 
kiedy zmienia się paradygmat, kiedy przeszłość przestaje 
mieć znaczenie. Jest w tym coś z buddyjskiego „tu i teraz”. 
Fascynuje mnie moment decyzji, punkt, za którym wszystko 
jest już inne. Staram się przekazać tę tajemnicę kobiecej na-
tury. Prowadzę widza poprzez subtelne meandry kobiecego 
umysłu, pełne niedopowiedzeń i ukrytych oczekiwań. Lęk 
miesza się tam z nadzieją, zimne wyrachowanie z żarem 
uczucia. Jesteśmy skomplikowani i trudni; moje prace mają 
skłonić do refleksji nad tym, że każdy z nas nosi w sobie 
pragnienia ale nie każdy ma odwagę zmienić drogę, która 
kiedyś została wybrana. Od początku mojej drogi malar-
skiej wybrałam technikę tempery jajecznej. Jest to świadomy 
zabieg formalny. Pracochłonna i żmudna budowa obrazu 
- tysiące drobnych pociągnięć pędzelka czasami o średnicy 
milimetra zmuszają do pokory i dają czas na wewnętrzną 
refleksję. Nie interesują mnie „krótkie formy”. Maluję powie-
ści, gdzie kartka po kartce zapisuję swoje stany emocjonalne. 
Kolejne warstwy pigmentu zawierają „fizyczny” kod mojego 
życia, czasu spędzonego przy pracy. To także pewna tajem-
nica, którą zaklinam w każdej pracy. Malarstwo wykonane 
egg temperą jest kapryśne, pełne pułapek technicznych. To 
kolejna jego cecha, która odpowiada fizycznie psycholo-
gicznemu profilowi portretowanych kobiet. Egg Tempera 
(tempera jajeczna) jest jedną z najstarszych metod utrwa-
lania obrazu. Sama przygotowuję emulsję, w której zgodnie 
z kanonem sztuki renesansowej spoiwem jest żółtko jajka, 
dodaję do niej sypkie pigmenty, nie kupuję gotowych farb, 
jakość przygotowanej własnoręcznie tempery jest nieporów-
nywalna. Po pół roku temperę można przetrzeć delikatnie 
miękką szmatką to nada jej piękny satynowy połysk, dlatego 
też nie werniksuję swoich prac, tempera którą stosuję nie 
wymaga tego. Temperą maluje się poprzez kreskowanie, nie-
osiągalne są tutaj łagodne przejścia tonalne jak np. w oleju. 
Uważam, że obrazy malowane temperą są jedyna w swoim 
rodzaju. Pozornie delikatne i ulotne w praktyce są niemal 
wieczne. Znoszą upływ czasu znacznie lepiej niż powszech-
nie stosowane farby olejne czy akryle. Obecnie podkłady na 
których maluję wykonywane są ręcznie, specjalnie na moje 
zamówienie, grunt przygotowywany jest również ręcznie 
specjalnie pod temperę, aby zapewnić trwałość i piękno 
moim pracom. 

Katarzyna Kołtan
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30 Daria Rozmarynowicz 
(ur. 1966)

Diagonal  2016

akryl, płótno, 100 × 80 cm, sygn. na odwrocie: 'DARIA 
ROZMARYNOWICZ | „DIAGONAL” | 2016 80x100 | 
AKRYL NA PŁÓTNIE'

Absolwentka Akademii Sztuk Pięknych w Krakowie oraz Wydziału 
Grafiki w Katowicach. Maluje cyklami, seriami, a jej zainteresowania 
twórcze bywają skrajnie różne, od abstrakcji do realistycznych, pre-
cyzyjnych przedstawień. Duże znaczenie przywiązuje do warsztatu. 
Niewątpliwie wiąże się to ze studiami w pracowni Andrzeja S. Ko-
walskiego (członka II Grupy Krakowskiej), który swoim studentom 
wpajał szacunek dla odbiorcy, przejawiający się m.in. doskonałym 
opanowaniem formy. Uczestniczyła  w wielu wystawach zbiorowych 
i indywidualnych. Jej prace znajdują się w zbiorach publicznych, m.in. 
w Muzeum Śląskim w Katowicach oraz Kolekcji Sztuki Współczesnej 
„Znaki Czasu", a także w wielu zbiorach prywatnych.
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31 Grzegorz L. Piotrowski 
(ur. 1976)

Czerwona dama  2016

akryl, płótno, 100 × 80 cm, sygn. d.: 'Piotrowski'

Absolwent ASP w Poznaniu. Dyplom z wyróżnieniem uzyskał w pra-
cowni prof. Piotra C. Kowalskiego w 2004 r. Trzykrotny stypendysta 
Prezydenta Miasta Gorzowa w latach 2000, 2001 i 2002. Prowadzi 
warsztaty artystyczne i akcje plenerowe. Tworzy obrazy, ceramikę 
i książki artystyczne. Pracuje z osobami niepełnosprawnymi. W jego 
bogatej twórczości dominują trzy główne nurty tematyczne: akty, 
portrety i pejzaże. Aktywnie wystawia swoje prace w kraju i za gra-
nicą. Wybrane wystawy indywidualne: 2015 – Galeria Opus, Łódź; 
2014 – Galeria Szklana, Zator; 2014 – Galeria Weissa, Kalwaria 
Zebrzydowska; 2011 – Galeria Rynek 7, Andrychów; 2011 – Gale-
ria BWA, Gorzów Wlkp.; 2011 – Galeria Zamek, Sucha Beskidzka; 
2009 – Galeria Farbiarnia, Warszawa; 2009 – Galeria Lamus, Go-
rzów Wlkp.; 2008 – Galeria TEATR, Gorzów Wlkp.; 2008 – Galeria 
Porto Praga, Warszawa; 2007 – Galeria Farbiarnia, Warszawa; 2007 
– Galeria Krakauer Haus, Norymberga; 2006 – Galeria Farbiarnia, 
Warszawa; 2004 – Galeria Pod Pocztową Trąbką, Gorzów Wlkp.

Przed laty świadomie wybrałem AKTY na temat swoich prac, szukając własnej formy wyrazu i ję-
zyka, znaku, kreski, plamy... To był mój świadomy wybór prostego i trudnego zarazem tematu, 
tak często pojawiającego się w historii naszej kultury i sztuki, będącego wyznacznikiem twórczości 
wielu wybitnych artystów. Współczesny świat mocno osłabił te dawne znaczenie aktu. Na każdym 
kroku atakowani jesteśmy nagością, która niewielu już zawstydza, szokuje czy przeraża. Stała się 
banalna. Stąd mój w pełni przemyślany wybór, by się z nią zmierzyć, wewnętrznie przeżyć i w ob-
razie ODNALEŹĆ WŁASNĄ FORMĘ. Czasem wydaje mi się, że gdy dojdę do granicy wyczerpania 
tematu, uda mi się odszukać samego siebie. Dlatego wciąż wędruję, próbuję, dociekam. W moich 
poszukiwaniach niejednokrotnie maluję ten sam obraz, tę samą postać kobiety. Kobiety pozba-
wionej rysów twarzy i rąk, których dosłowności celowo unikam, bo wprowadzają niepotrzebne 
emocje, zakłócając odbiór całości.

Grzegorz L. Piotrowski

Najciekawsi są artyści poszukujący. Nawet jak niekiedy wydaje się nam, że błądzą. Tacy artyści 
nigdy nas nie zawodzą, bo zawsze okazuje się, że ostatecznie ich twórczość jest świetna, świeża 
i przemawiająca, że to oni mieli rację. Liczne wolty stylistyczne to tylko ważny etap dojrzewania 
stylu, poszukiwań, znajdowania inspiracji. Bez nich nie byłoby mocnego i „czystego” efektu koń-
cowego. Do takich autorów należy Grzegorz Leon Piotrowski. (…) Interesuje go niemal wyłącznie 
kobiece ciało, a to jeden z najlepszych poligonów do takich eksperymentów. 

Agnieszka Gniotek
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32 Krzysztof Sokolovski 
(ur. 1985)

ICXC  2014

relief na desce lipowej, szelak, tempera jajowa, srebrzenia, 
89 × 56 cm, opisany na odwrocie

Urodzony w Ejszyszkach na Litwie. Artysta wszechstronnie wy-
kształcony. Jest absolwent Malarstwa na Akademii Sztuk Pięknych 
w Gdańsku Warszawie (2014) oraz Energetyki na Politechniki Gdań-
skiej (2009). W latach 2010-2011 pobierał kurs z anatomii klinicznej 
na Uniwersytecie Medycznym w Gdańsku. Otrzymał Nagroda Rektora 
ASP w Gdańsku za organizację Międzynarodowego Festiwalu Mło-
dej Sztuki „IFYart” na Litwie (2011) oraz wyróżnienie w konkursie 
„artNoble 2014” w kategorii najlepszy dyplom wyższych szkół arty-
stycznych Polski na Festiwalu Miasto Gwiazd w Żyrardowie (2014). 
Wystawy indywidualne: 2014 – wystawa dyplomowa, Dom Polski 
w Ejszyszkach (Litwa); 2013 – „Ikona relikwiarzowa”, Stowarzysze-
nie „Wspólnota Polska”, Warszawa; 2013 –  „Ikona relikwiarzowa”, 
Galeria Współczesnej Sztuki Sakralnej ICONart, Lwów.

Wobec braku rozwoju malarstwa sakralnego istnieje obec-
nie naturalna potrzeba, by nadać temu rodzajowi sztuki 
charakter, który na nowo określi jego stosunek do tradycji 
i współczesności. Będzie to odpowiedź na umasowienie 
i postępującą globalizację kultury oraz idące za tym zmiany 
kodów komunikacyjnych. Odpowiedź na postęp naukowy 
i technologiczny oraz wynikające z nich zmiany społeczne, 
nieprzewidywalne zjawiska i skutki rozwoju cywilizacyjne-
go, które mają wpływ na tożsamość duchową człowieka. 
Wyzwaniom tym sprostać może według mnie idea sztuki 
neosakralnej. Przewiduje ona stworzenie nowego obra-
zowania o cechach przeżycia metafizycznego.  Głównym 
celem sztuki neosakralnej jest więc określenie na nowo pa-
radygmatu sztuki sakralnej, odpowiadającego potrzebom 
współczesności.

Obok dotychczasowych metod obrazowania, charaktery-
stycznych dla tradycyjnej sztuki sakralnej, należy rozwijać 
nowe, które oparte na abstrakcji mogą stać się ważnym 
elementem współczesnej ewangelizacji. Świat postępu i, jak 
się wydaje, nieuniknionej uniformizacji wymaga jednolitych 
form ukazywania duchowości, pozbawionych odniesień do 
dotychczasowo dominującej figuratywności, ściśle powią-
zanej z kulturą i wyznaniem.

Uważam, że powinna nastąpić sakralizacja sztuki abstrak-
cyjnej. Jest ona bowiem narzędziem zdolnym poruszać się 
na poziomie intuicji, nie wykraczając poza istotę znaczeń. 
Powinna więc zostać określona i nazwana sztuka abstrak-
cyjna zajmująca się tematami i przeżyciami religijnymi, ak-
sjomatami życia ludzkiego i interpretacją Pisma Świętego. 

Krzysztof Sokolovski

WYSTAWIANY: 

2014 – wystawa dyplomowa w Galerii DAP3, ZPAP w Warszawie 

2014 – „ComingOuT”, wystawa zbiorowa Najlepszych Dyplomów ASP w Warszawie 

2014 – wystawa Najlepszy Dyplom Wyższych Szkół Artystycznych Polski „artNoble 2014”, Festiwal Miasto 
Gwiazd, Żyrardów

2014 – „artNoble 2014”, wystawa pokonkursowa, Galeria Studio, Pałacu Kultury i Nauki, Warszawa
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33 Michał Rybiński 
(ur. 1982)

Powidoki II  2013

olej, płótno, 100 × 130 cm, sygn. na odwrocie: 'Michał 
Rybiński Powidoki II'

W 2007 roku ukończył Wydział Grafiki Warsztatowej i Malarstwa 
na ASP w Poznaniu (obecnie Uniwersytet Artystyczny). Od roku 
2008 asystent prof. Wojciecha Ledera na ASP w Łodzi (pracownia 
malarstwa i rysunku, Wydział  Tkaniny i Ubioru). Doktorat w 2013 
w Instytucie Sztuki Uniwersytetu Jana Kochanowskiego w Kielcach 
(„Morfologia Brudu”). Od 2014 adiunkt w pracowni malarstwa 
i rysunku ASP w Łodzi. Autor wielu wystaw indywidualnych: 2014 
– „Morfologia Brudu”, galeria IMAGINARIUM, Łódź; 2014 – „Po-
widoki”, Dom Pracy Twórczej, Uniejów; 2014 – „Zachowaj czystość 
idei”, Europejskie Centrum Kultury Logos, Łódź; 2013 – „Morfologia 
Brudu”, obrona doktoratu, Instytut Sztuki, Uniwersytet Jana Kocha-
nowskiego, Kielce; 2012 – „Malarstwo. Michał Rybiński”, Galeria 
odnowa, ASP Łódź; 2011 – „Martwa natura czasu”, Galeria Bałucka, 
Łódź; 2009 – „Miejsca bezimienne”, Galeria Profil, CK Zamek Poznań; 
2008 – „Obrazy czasochłonne”, Galeria Bałucka, Łódź; 2007 – „Krót-
ka historia czasu”, Fluoorescent Gallery, Tennessee (USA); 2007 – 
„Obrazy magnetyczne”, Galeria na Polskiej, Poznań. Michał Rybiński 
uczestniczył również w szeregu wystawach zbiorowych. Jego prace 
prezentowane były m.in. w: Bunkier Sztuki (Kraków); Miejska Galeria 
Sztuki (Częstochowa); Biuro Wystaw Artystycznych (Piła). 

WYSTAWIANY:

2014 – „Powidoki”, indywidualna wystawa malarstwa, Dom Pracy Twórczej, Uniejów

68–69





34 Damian Cosma 
(ur. 1976)

White illumination  2016/17

akryl, płótno, 100 × 80 cm, sygn. na odwrocie: 'D. Cosma 
2016'

Absolwent Wydziału Sztuki Akademii J. Długosza w Częstochowie. 
Uczestnik wielu wystaw zbiorowych i poplenerowych.

Damian Cosma to artysta który patrzy na świat przez pryzmat sztuki i najnowszych osiągnięć 
fizyki kwantowej. Za pomocą duchowej technologii oraz środków plastycznych buduje więź po-
między wyobraźnią i rzeczywistością. Maluje serca i umysły, uczucia oraz myśli na tle universum. 
Malarstwo które tworzy ewoluuje, rezonując z wybranymi momentami czasoprzestrzeni, stając się 
nieograniczonym polem oscylujących możliwości i perspektyw. To manifestacja potencjału umysłu  
w szerszym wymiarze działań. Twórczość Cosmy to energia i informacja transformująca się w inno-
wacyjne ujęcie sztuki o współczesnym wyobrażeniu czasu i przestrzeni. Artysta jako inicjator tworzy 
rzeczywistość swoją intencją przełożoną na język plastyczny. Wizją świata odbiegającą od przyjętego 
porządku. Sztuka Damiana Cosmy to obecność poza zasadami, pojęciami i ograniczeniami racjonal-
nego umysłu. Artysta wyzwala swoją świadomość i wychodzi poza schematy. Obserwuje świadomie 
przestrzeń w nowy sposób, nie analizując i wartościując, a przyjmując kwantową mechanikę i model 
świata za prawidłowy obraz ogółu. Damian Cosma to artysta zacierający granice pomiędzy sztuką 
i nauką dążący do rozwoju świadomości sztuki poza ramy fizycznego postrzegania...
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35 Sonia Ruciak 
(ur. 1987)

Wtajemniczenie  2016

akryl, płótno, 140 × 80 cm, sygn. p.d.: 'Ruciak S.'

Absolwentka Wydziału Malarstwa wrocławskiej ASP. Trzykrotna sty-
pendystka Prezydenta Miasta Szczecina (2005, 2006, 2007) oraz 
Ministra Kultury i Dziedzictwa Narodowego (2011/2012). Dyplom 
z Malarstwa oraz Projektowania Malarstwa w Architekturze i Urba-
nistyce nominowany do ogólnopolskiego konkursu „Najlepszych 
Dyplomów Akademii Sztuk Pięknych 2012 roku” w Gdańsku. Obec-
nie asystentka w Pracowni Malarstwa Architektonicznego i Sztuki 
w Przestrzeni Publicznej na ASP we Wrocławiu. Wybrane wystawy: 
2014 – Wystawa indywidualna „Sonia Ruciak – Malarstwo”, Sopocki 
Dom Aukcyjny, Warszawa; 2013 – Wystawa indywidualna, Gale-
ria Grand, Łódź; 2013 – Wystawa zbiorowa 22. Ogólnopolskiego 
Przeglądu Malarstwa Młodych „PROMOCJE 2012”, Muzeum Regio-
nalne, Jaworzno; 2012 – Wystawa zbiorowa, 24 Festiwal Polskiego 
Malarstwa Współczesnego, Zamek Książąt Pomorskich, Szczecin; 
2012 – Festiwal Młodej Sztuki „Promocje”, Galeria Miejska, Legni-
ca; 2011 – Międzynarodowy Festiwal Malarstwa Współczesnego 
„Ostrale’11”, Drezno, Niemcy; 2011 – Wystawa zbiorowa „Ładne 
sztuki”, Galeria U, Wrocław.

Światło jest dla mnie najważniejszym czynnikiem. To ono tworzy obraz. Działam nim, a przez jego 
natężenie i rozproszenie staram się wyrazić własne emocje. To ono modeluje bryły malowanych 
przedmiotów. Światło w swoich pracach buduję warstwami, za pomocą różnych narzędzi. Ślady 
pędzla, gąbki czy farby wcieranej kawałkiem materiału są bardzo osobistą formą wypowiedzi. 
Natężenie światła reguluję, różnicując narzędzia. Światło raz jest miękkie, innym razem surowe, 
kontrastowe lub mocno rozmigotane w zależności od ekspresyjności pociągnięć pędzla lub emocji, 
jakie w danej chwili chcę wyrazić. Zarówno kolor, kompozycja jak i forma powstają dzięki niemu. 
Światłem podkreślam elementy, które są dla mnie najistotniejsze. Staram się przedstawić relacje 
pomiędzy przedmiotem, światłem i cieniem. Malując puste wnętrza, staram się nadać im nastrój 
tajemnicy. Wprowadzam nieco napięcia, dramatu. Realne miejsca i przedmioty zyskują wymowę 
symboliczną. Chcę im dodać duchowej głębi, tak by wprowadzały człowieka w stan kontemplacji, 
skupienia, melancholijnych emocji. Moje obrazy początkowo były dość mroczne. Światło było uwię-
zione w ramach namalowanych okien. Kolorystyka ograniczała się głównie do bladych błękitów, 
szarości, bieli i czerni. Z czasem starałam się rozwinąć pozornie znajome wątki własnego malarstwa, 
rozszerzając tonację obrazów o ciepłe brązy, ugry, żółcienie, zielenie, intensywne błękity, a nawet 
czerwienie. Światło zalewające moje płótna, świeci teraz ciepłem żółcieni, ożywiając je i sprawia-
jąc, że malowane wnętrza, stały się przyjemniejsze, cieplejsze, jakby bardziej bliskie. Przetwarzam 
światło i cień w taki sposób, by podkreślić to, co według mnie w danym kadrze jest najistotniejsze.

Sonia Ruciak 
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36 Mariusz Dydo 
(ur. 1979)

Syn z cyklu „Fantomy”  2015

ceramika szkliwiona, złocona 24 karatowym złotem, 
85 × 40 × 27 cm (wraz z podstawą 150 × 43 × 29 cm), 
edycja limitowana, logo autora po wewnętrznej stronie 
szyi i opis numeryczny: 1/5/2015

W latach 1994–1999 uczęszczał do PLSP im. Artura Grottgera w Tar-
nowie gdzie ukończył dział Meblarstwo Artystyczne. W roku 2004 
obronił dyplom na Wydziale Rzeźby krakowskiej ASP w pracowni 
rzeźby Jerzego Nowakowskiego. W latach 1997-2003 uczestniczył 
w działaniach Autorskiej Grupy Artystycznej Jacka Kucaby- „Rucho-
me Święto”. W roku 2007 otworzył swoje pierwsze studio rzeźby 
i malarstwa, w którym wykonał wiele zamówień kontraktowych dla 
osób prywatnych, filmu, reklamy, muzeów I kościołów. Jest autorem 
wystroju rzeźbiarskiego, designu i wykonania mebli ołtarzowych dla 
Kaplicy Św. Krzyża w zespole drogi różańcowej w Hlinik nad Hronom, 
Słowacja (2011–2013). Figur kruka i smoka do Ruchomego teatru 
z baśniami krakowskimi według projektu Awiszaja Hadari (Muzeum 
historyczne miasta Kraków pod płytą rynku krakowskiego, 2012). 
W roku 2013, wraz z drugim inwestorem powołał do życia projekt 
Dydodecor, który ma na celu promocję marki dla rzeźby kameralnej 
w oparciu o tradycje i technologie wykorzystywane w manufakturach 
porcelany. W swojej twórczości sięga do tematów z świata szeroko 
pojętej kultury, którymi balansuje pomiędzy stylistyką klasyczną i pop 
kulturową, traktując je problemowo, społecznie lub z dowcipem 
i  lekkością. Ważniejsze nagrody: 2015 – Pierwsza nagroda ex-aequo 
dla rzeźby „Słodka jak cukierek” w konkursie Rozdroża Wolności. 
Gdańsk. Realizacja. Park im. Ronalda Reagana w Gdańsku; 2014 
– Nagroda w plebiscycie publiczności dla najciekawszej realizacji 
w konkursie Rozdroża Wolności, Gdańsk; 2014 – Pierwsza nagroda 
dla instalacji artystycznej“ Ułóż sobie wolność: w Międzynarodo-
wym Konkursie Rozdroża Wolności, Gdańsk. Ważniejsze wystawy: 
2015 – „Pół żartem-Pół serio”, Mariusz Dydo- Emilia Gąsienica Se-
tlak, Galeria sztuki współczesnej „Miasto Sztuki”, Kraków; 2013 – 
„Żubromachia”, Galeria Lipowa 4, Kraków; 2010 – „Chopin, dialog 
przestrzeni”, Filharmonia Krakowska, Kraków; 2008 – „W Ogniu 
Tworzone… Ceramika krakowska po 1945 roku”, Muzeum Naro-
dowe w Krakowie.

Fantomy to cykl lawirujący pomiędzy lapidarium 
sztuki antycznej, a „szokiem” wizyty w hiper-
markecie. Superherosi, bogowie, pół i ćwierć 
bogowie na miarę wysokości pieca z którego 
wychodzą. Dekorowani na gorąco nieścieral-
ną symboliką znaczeń. Lapidarni i ceramiczni. 
Torsy wzorowane na greckim ideale piękna są 
nawiązaniem do próby odpowiedzi na pytanie 
które do dziś frapuje badaczy. Rzeźba grecka 
nie była białym ukształtowanym marmurem 
lub surowym spiżowym odlewem jakie kojarzą 
nam się z sztuką klasyczną. Badania wykazały, 
że Grecy polichromowali swoje rzeźby. XXI wiek 
ma swoich bohaterów z systemem atrybutów 
i kodów kolorystycznych ułatwiających rozpo-
znanie. Podobnie było w panteonie antycznym. 
Lapidarność cytatów ciała w połączeniu z kolo-
rystycznym finiszem jest  próbą przywrócenia 
antycznych idei sięgając do „naskórka” znaczeń.

Mariusz Dydo
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37 Urszula Tekieli 
(ur. 1979)

Centaurea cyanus  2017

olej, płótno, 90 × 80 cm, sygn. p.d.: 'Urszula | Tekieli | 
2017r.' oraz opisany na odwrocie

W 1999 ukończyła Liceum Sztuk Plastycznych w Krakowie. Absol-
wentka studiów magisterskich w Instytucie Sztuki Uniwersytetu 
Śląskiego (Filia w Cieszynie w zakresie Projektowania Graficznego 
w roku 2005). Obecnie zajmuje się malarstwem oraz projektowaniem 
graficznym. Zainteresowania artystki oscylują wokół szeroko pojętej 
sztuki lat międzywojennych oraz powojennych. Obecnie mieszka 
i tworzy w Krakowie. Jej obrazy znajdują się w wielu prywatnych 
zbiorach w Polsce i Europie. Wybrane wystawy indywidualne: 2014 
– „Malarstwo Urszuli Tekieli”, Sopocki Dom Aukcyjny, Warszawa; 
2012 – Galeria Wieża Sztuki, Kielce; 2010 – Galeria VIP.OPTIMUM, 
Katowice; 2010 – Galleri New Form, Trelleborg, Szwecja. Wystawy 
zbiorowe: 2015 – „Jak zatrzymać tę chwilę”, Galeria w Pałacu Vau-
xhall, Krzeszowice; 2015 – „Styl japoński – styl piękny. Ula i Kazu”, 
Oddział Muzeum Historii Katowic, Katowice; 2014 – Renata Fine 
Arts, Hudson NY (USA); 2012 – Kraków Art Expo, Tomaszowice; 
2012 – I Biennale w Wenecji Cieszyńskiej, Cieszyn; 2011 – „100 + 
1 Pięknych Obrazów”, Galeria DAP ZPAP, Warszawa; 2010 – Galle-
ri New Form, Trelleborg (Szwecja); 2003 – „Impresja” Galeria Pod 
Śrubką, Żywiec.
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38 Tomasz Ryndak 
(ur. 1981)

GŁODNE OKO, SNY I TAKIE TAM  2015

akryl, płótno, 140 × 140 cm, sygn. na odwrocie

W latach 2000–2005 studiował na Wydziale Malarstwa Akademii 
Sztuk Pięknych we Wrocławiu. Dyplom z malarstwa obronił w pra-
cowni prof. Piotra Błażejewskiego. Nagrody i osiągnięcia: 2016 – 
Nagroda Marszała Województwa Zachodniopomorskiego podczas 
25. Festiwalu Polskiego Malarstwa Współczesnego w Szczecinie; 
2014 – wyróżnienie w konkursie o Grand Prix Fundacji im. Franciszki 
Eibisch; 2006 – Druga Nagroda w ogólnopolskim konkursie „Pro-
mocje 2005”; 2005 – Finalista w 37. Biennale Malarstwa „Bielska 
Jesień. Wystawy indywidualne: 2006 – „Wystawa”, Filharmonia Wro-
cławska, Wrocław; 2004 – „Boredom”, Galeria Miejsce dla Sztuki, 
Wrocław. Wybrane wystawy zbiorowe: 2016 – 25. Festiwal Polskiego 
Malarstwa Współczesnego, Filharmonia, Szczecin; 2016 – wystawa 
finalistów II Ogólnopolskiego Konkursu Malarskiego im. Leona Wy-
czółkowskiego, BWA Bydgoszcz; 2014 – wystawa pokonkursowa, 
Fundacja im. Franciszki Eibisch; 2012 – „Drogi twórcze”, Galeria 
Sztuki w Legnicy, Legnica; 2006 – „Deja vu” wystawa młodych, 60 
lat ASP we Wrocławiu; 2006 – wystawa pokonkursowa „Promocje 
2005”, Galeria sztuki w Legnicy, Legnica; 2005 – wystawa finalistów 
37. Biennale Malarstwa „Bielska Jesień”, BWA, Bielsko-Biała; 2005 
– „Śląskie lato w Toskanii”, Palagio di Parte Guelfa, Florencja; 2005 
– „Dyplomy 2005”, BWA Awangarda, Wrocław; 2005 – „Wrocław 
NON STOP”, Browar Mieszczański, Wrocaław; 2003 – „Autoportret”, 
Muzeum Regionalne, Stalowa Wola.

WYSTAWIANY: 

2016 – wystawa finalistów II Ogólnopolskiego Konkursu Malarskiego im. Leona Wyczółkowskiego, 
BWA Bydgoszcz

Inspiracje do moich obrazów czerpię z różnych źródeł. Są to m.in. zdjęcia, gazety, fotografia pej-
zażowa, współczesny design. Biorę z nich elementy, które są niezbędne dla mnie do stworzenia 
obrazu, którego często podstawą merytoryczną są sny. Zgadzam się ze słowami Magritta: „Jeśli 
sny są tłumaczeniem życia, to życie jest tłumaczeniem snów”.

Tomasz Ryndak
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39 Katarzyna Gołębiowska 
(ur. 1982)

08.11  2016

akryl, płótno, 120 × 120 cm, sygn. na odwrocie: 
'Katarzyna Gołębiowska 2016'

Artystka i historyk sztuki. Zajmuje się malarstwem i projektowaniem 
wnętrz. Absolwentka Akademii Sztuk Pięknych w Łodzi. Obroniła 
dyplom w Pracowni Malarstwa i Rysunku prof. A. Gieragi (aneks 
w Pracowni Fotografii prof. L. Bartoszko). Ukończyła również stu-
dia z zakresu Historii sztuki na Uniwersytecie Łódzkim oraz studia 
podyplomowe z Architektury wnętrz w Wyższej Szkole Sztuki i Pro-
jektowania. Stypendystka Ministra Kultury i Dziedzictwa Narodowe-
go w latach 2007/2008. W roku 2008 przebywała na stypendium 
w Accademia Albertina delle Belle Arti w Turynie. W latach była 
2009–2013 asystentką w Muzeum Sztuki w Łodzi. Wybrane wystawy 
w Polsce i za granicą: 2016 – indywidualna wystawa malarstwa „Pej-
zaże czasowe”, Galeria ELart, Łódź; 2016 – indywidualna wystawa 
malarstwa „Czasoprzestrzenie”, Galeria Nowa, Łódź; 2015 – Drugi 
Niezależny Salon Łódzkich Młodych Twórców, Centralne Muzeum 
Włókiennictwa, Łódź; 2015 – wystawa zbiorowa „Kontynuacja”, 
Ośrodek Działań Artystycznych, Piotrków Trybunalski; 2014 – wy-
stawa zbiorowa, Muzeum Miasta Łodzi, Łódź; 2010 – wystawa 
zbiorowa, Muzeum Włókiennictwa, Łódź; 2010 – wystawa indy-
widualna, Nhasan Studio, Hanoi; 2009 – wystawa zbiorowa, Acca-
demia Albertina delle Belle Arti, Turyn; 2008 – wystawa zbiorowa, 
Happen Studio, Berlin; 2005 – wystawa zbiorowa, Galeria Chimera 
Miejska, Łódź.

Obraz pochodzi z realizowanego od 2014 roku cyklu, któ-
rego celem jest ukazanie rozwiązań formalnych w aspekcie 
mijającego czasu. Poprzez zastosowanie różnego rodzaju 
rozwiązań kolorystycznych, mierzę się w swojej twórczości 
z pojęciem czasu i pojęciowo traktowanego pejzażu. 

Godziny i minuty, którymi nazywam swoje obrazy, są za-
trzymaniem konkretnego momentu patrzenia i obserwowa-
nia przeze mnie świata, czy może raczej pewnej umownej 
przestrzeni. Tworzone kompozycje są  próbą uchwycenia 
chwili, która zostaje powiązana ze ściśle określoną kolorysty-
ką, poprzez nadanie im jednoznacznego, spójnego wyrazu. 

Od początku bliska była mi także idea współcześnie poj-
mowanego pejzażu, gdzie zaznaczona linia horyzontu, 
zmieniała się w zależności od  światła, pory dnia czy emo-
cji. Świadome odejście od definiowania, a co za tym idzie 

zwrócenie się ku bardziej abstrakcyjnym formom,  jest też 
nieustającą próbą nadania moim obrazom bardziej uniwer-
salnego wymiaru. Nieustającą, gdyż podejmowaną wciąż 
na nowo w kolejnych płótnach. Zestawiając ze sobą kolej-
ne obrazy, czy to w pracowni, czy na wystawach, staram 
się tworzyć pewną sumę zatrzymanych momentów, ale też 
chwil, które znajdują się gdzieś 'pomiędzy'. 

Katarzyna Gołębiowska

Malarstwo Katarzyny Gołębiowskiej przemawia kolorem. 
Ułożone horyzontalnie plamy barwne łagodnie przecho-
dzą jedna w drugą, a oszczędność środków daje niemal 
ascetycznie wrażenie. Dzięki temu artystka pozwala na 
wywołanie więzi między obrazem i widzem, zbudowanie 
szczególnej relacji, której szukać należy w sferze duchowej, 
stanie bliskim kontemplacji. Odwołuje się do mało ekspono-
wanych w dzisiejszym świecie wartości, a jej bardzo subtelne 
prace dalekie są od obrazów zaangażowanych społecznie, 
oddających dynamikę współczesnego życia, kruchość współ-
czesnych relacji i ich zmienność. 

Uwrażliwienie na narzędzia malarstwa i kolor jako główny 
język wypowiedzi sytuuje to malarstwo w obszarze abstrak-
cji, choć horyzontalne rozłożenie barw wywołuje sugestię 
pejzażu. Intuicję tą potwierdzają tytuły obrazów – godziny 
– którym podporządkowane są zestawienia barw odpowia-
dające kolorystyce i natężeniu światła o konkretnej porze 
dnia lub nocy. W przypadku malarstwa Gołębiowskiej nie ma 
konieczności stawiania pytania o to w jakim stopniu mieści 
się ono w abstrakcji, ponieważ artystce bliskie jest  myśle-
nie o dotarciu w sztuce do języka, którym można wyrazić 
niematerialne i uniwersalne aspekty rzeczywistości – w jej 
przypadku jest to język malarstwa (...). 

dr Karolina Jabłońska, „Subtelność materii” (fragm.)
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40 Rafał Borcz 
(ur. 1973)

Krajobraz z łódką  2017

olej, płótno, 100 × 85 cm, sygn. p.d.: 'Borcz' oraz opisany 
na odwrocie: 'Rafał Borcz, Krajobraz z łódką, 2017'

Studiował na  Wydziale Malarstwa Krakowskiej ASP. Obronił dyplom 
w 1999 roku w pracowni prof. Leszka Misiaka. Obecnie Doktor ha-
bilitowany, prowadzący Pracownię Rysunku ma Wydziale Malarstwa 
swojej macierzystej uczelni. Jest autorem kilkunastu wystaw indywi-
dualnych i uczestnikiem kilkudziesięciu zbiorowych. Zajmuje się ma-
larstwem, rysunkiem, rzeźbą i fotografią. Źródłem jego artystycznej 
inspiracji jest bieszczadzka przyroda. Wybrane nagrody, wyróżnienia, 
stypendia: 2013 – 2 wyróżnienia przyznane przez Artinfo.pl oraz 
„Gazetę Wyborczą – Katowice” na 41. Biennale Malarstwa Bielska 
Jesień – Galeria Bielska BWA, Bielsko Biała; 2011 – Nagroda preze-
sa ZPAP o. Katowice oraz wyróżnienie przyznane przez Poland-Art 
na II Triennale Malarstwa „Animalis” – Miejska Galeria Sztuki MM, 
Chorzów; 2007 – Nagroda Marszałka Województwa Zachodniopo-
morskiego – 21. Festiwal Malarstwa Współczesnego w Szczecinie; 
2006 – Nagroda Publiczności w 37. Biennale Malarstwa „Bielska 
Jesień” BWA, Bielsko Biała; 2005 – Wyróżnienie regulaminowe w 37. 
Biennale Malarstwa „Bielska Jesień”; 2005 – Stypendium Fundacji 
Grazella.

Twórczość Rafała Borcza od dłuższego czasu koncentruje 
się przede wszystkim na medium malarstwa oraz rysunku. 
Artysta, jakkolwiek z założenia nie systematyzuje swoich prac 
w obrębie poszczególnych cykli, to jednak w swej warstwie 
przedstawieniowej jego prace ogniskują się na problematyce 
szeroko rozumianej natury, a zatem świata fauny, flory i ziemi. 
Borcz na pozór identyfikuje się z  długą tradycją malarstwa 
pejzażowego, co uwidacznia się w  dialogu, jaki prowadzi 
z  kliszami ikonograficznymi, ale jego rzeczywiste intencje 
i motywacje posiadają bez wątpienia inne podłoże i kontekst. 
Obrazy te bowiem stają się – być może – dla artysty rodzajem 
i lustra i notatnika, na którym odbija on i skreśla narracje nie tylko 
estetyczne, ale z gruntu nakierowane na egzystencję i w tym 
sensie będące filozoficzną refleksją. Cały paradoks twórczości 
malarskiej oraz rysunkowej krakowskiego artysty polega jednak 
– jak się wydaje – na tym, iż jest to rodzaj dyskursu, w którym 
człowiek uobecnia się poprzez (jego) nieobecność.

źródło: niezlasztuka.net
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41 Juliusz Kosin 
(ur. 1989)

Powłoka IX  2016

olej, płótno, 100 × 130 cm, sygn. na odwrocie

Absolwent Wydziału Malarstwa Akademii Sztuk Pięknych w Krako-
wie. Studiował w pracowni malarstwa prof. L. Misiaka i pracow-
ni rysunku prof. T. Kotkowskiej-Rzepeckiej. Dyplom w pracowni 
prof. L. Misiaka w 2013 r. Aneks z grafiki warsztatowej w Pracowni 
Wklęsłodruku prof. H. Ożóga. Wielokrotnie nagradzany i wyróżniany 
w konkursach artystycznych, m.in.: 2014 – Grand Prix, II Międzynaro-
dowy Konkurs Artystyczny „Pejzaż współczesny”, Częstochowa 2014; 
2014 – Wyróżnienie w konkursie Fundacji im. Franciszka Eibisch, 
Warszawa; 2013 – Grand Prix MKiDN oraz nagroda pisma „Format” 
w 23. Ogólnopolskim Przeglądzie Malarstwa Młodych „Promocje”, 
Legnica. Wybrane wystawy: 2015 – Wystawa zbiorowa „Nowy Ob-
raz/Nowe Spojrzenie”, UAM, Poznań; 2014 – Wystawa indywidualna 
„Biosfera”, Galeria Sztuki, Legnica; 2013 – Wystawa indywidualna 
„Aglomeracje”, Galeria Kuratorium, Warszawa; 2011 – Wystawa 
indywidualna „Pejzaż”, Galeria of Art, Częstochowa.

Inspirację do moich obrazów czerpię z różnych źródeł. Są to m.in. mapy, zdjęcia satelitarne, pejzaże 
fotografowane z samolotu lub wzniesienia. Materiały, które gromadzę, wykorzystuję w sposób 
pośredni. Biorę z nich elementy, które są niezbędne dla kompozycji, stworzenia całości. Zdarza się, 
że jest to sam układ linii, form, tonacja itd. w których dostrzegam jakiś potencjał. Dobieram sobie 
części składowe, które powoli formują obraz w wyobraźni i prowadzą do jego realizacji. 

Juliusz Kosin
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42 Magdalena Dreścik 
(ur. 1992)

Bez tytułu  2016/17

olej, płótno, 100 × 100 cm, sygn. na odwrocie

Absolwentka Akademii Sztuk Pięknych w Warszawie w latach 
2011–16. Obroniła dyplom z Malarstwa w pracowni prof. J. Mo-
dzelewskiego (aneks do dyplomu w Pracowni Sztuki w Przestrzeni 
Publicznej u prof. M. Duchowskiego). W 2016 roku została finalist-
ką konkursu „Promocje 2016” oraz zdobyła Grand Prix (ex-aequo) 
w „Konkursie o Grand Prix im. Franciszki Eibisch”. Wystawy: 2016 
– wystawa pokonkursowa, „Konkurs o Grand Prix im. Franciszki 
Eibisch”, Galeria Katarzyny      Napiórkowskiej, Warszawa; 2016 – 
wystawa finalistów konkursu „Promocje 2016”, Galeria Sztuki w Le-
gnicy; 2016 – wystawa finalistów konkursu „Polygonum”, BWA, 
Bydgoszcz; 2016 – wystawa dyplomowa, Fundacja Galerii Autono-
mia, Warszawa. Artystka obecnie mieszka i pracuje w Warszawie

Abstrakcyjne kompozycje na 
moich obrazach wywodzą się 
pierwotnie od dekonstrukcji 
domu, doprowadzonej do eta-
pu w którym zaczynają przed-
stawiać abstrakcyjne i obce 
formy. Dążę do stworzenia za 
pomocą malarstwa swoistej 
sfery, świata, który może za-
istnieć dzięki fantazji i braku 
jakichkolwiek ograniczeń dzię-
ki medium w którym pracuje. 
Mam wizje „eco sfery” czystej 
i pięknej, wyobcowanej od rze-
czywistości i będącej pewnego 
rodzaju azylem.  

Magdalena Dreścik
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43 Maciej Mackiewicz 
(ur. 1977)

Układ Swobodny 1401  2016/17

olej, płótno, 100 × 80 cm, sygn. na odwrocie: 'Maciej 
Mackiewicz'

Student malarstwa na Akademii Sztuk Pięknych we Wrocławiu. 
Tworzy obrazy w oparciu o rzeczywistość, często poparte powierz-
chownie zwykłą codziennością, co czyni go bardzo wnikliwym obser-
watorem. W obrazach Mackiewicza dostrzegamy przede wszystkim 
układy organiczne i nieorganiczne (tak nawet tytułuje niektóre swoje 
prace). Obrazy przykuwają uwagę nadrealnością, przedmioty spra-
wiają wrażenie lewitujących nad płótnem, ale związanych z nim 
nieodłącznie. Szerokie płaszczyzny przenikają się wzajemnie w prze-
strzeni, czasem lekko, łagodnie, chwilami niepewnie i melancholijnie, 
przesuwają się między sobą. Są zatrzymane, zamrożone, może zła-
pane? Zaczynając kolejny obraz najpierw „dotyka papieru”, szkicując 
szuka kompozycji idealnej , w myślach układa kolory, światła i cienie. 
Do płótna podchodzi spokojnie, przetwarzając i celebrując każdy 
moment twórczy. Z niecierpliwością jednak pyta jakby sam siebie: 
„może kiedyś uda mi się namalować przynajmniej jeden obraz su-
biektywnie idealny – pytanie, czy nie będę wtedy tego żałował...?”. 
Prezentował swoje prace na wystawach indywidualnych i zbiorowych 
w kraju i za granicą.
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44 Tomasz Kołodziejczyk 
(ur. 1976)

Spacer po falochronie  2017

akryl, płótno, 81 × 100 cm, sygn. na odwrocie

Urodzony w Szczecinie. W latach 1997-2003 studiował na wydziale 
Malarstwa i Grafiki w Gdańsku. Dyplom w 2003 r. z wyróżnieniem 
w pracowni prof. M. Olszewskiego. Mieszka i pracuje w Gdańsku. 
Zajmuje się malarstwem, rysunkiem i malarstwem ściennym. Sty-
pendysta Ministra Kultury 2001/2002. Wybrane wystawy: 2015 
– „Pejzaż Horyzontalny”, Galeria Sztuki Współczesnej SDA, Sopot; 
2014 – Wystawa malarstwa, Galeria Sandhofer, Saltzburg, Austria; 
2014 – Wystawa malarstwa „Przystań na chwilę...”, Galeria Next, 
Bydgoszcz; 2014 – Wystawa malarstwa, Back Door, Katowice; 2013 – 
„Summertime”, Galeria Pionova, Gdańsk; 2012 – „Ein tag am meer” 
Galeria Sandhofer, Innsbruck, Austria.

Moje malarstwo, trochę tak jak ja, jest minimalistyczne, prostolinijne, refleksyjne, uczciwe. Męczy 
mnie chaos współczesnego życia. Czuję, że ten nieporządek muszę okiełznać, zredukować i uprościć. 

W sposób naturalny dokonuje się to w mojej głowie. Cisza i spokój w moich obrazach jest czymś, 
do czego dążę. Żywioł, którym jest woda w moich pracach, jest uspokojony, nie ma w nim wstrzą-
sów. To moja odpowiedź na krzyk, który nas otacza. Taką specyficzną atmosferę zawieszenia mają 
na przykład obrazy Hoppera. Lubię je, choć moim zdaniem mają w sobie wiele naiwności, którą 
jemu udało się jednak przekuć w atut. Czuję się w pewnym sensie malarzem klasycznym, to zna-
czy pochylam się nad kompozycją, walorem, kolorem. Intuicyjnie przestrzegam złotego podziału 
i staram się panować nad elementami obrazu, żeby był rzetelny. Świat, który przedstawiam jest 
w pewnym stopniu wyimaginowany, nie do końca są to konkretne miejsca. I choć korzystam rów-
nież z pomocy takich mediów jak aparat fotograficzny czy komputer, nie dopuszczam do tego, 
aby maszyna wyręcza mnie w myśleniu. Irytuje mnie w malarstwie bezrefleksyjne przenoszenie na 
płótno zdjęć przefiltrowanych przez Photoshop. Sam fragmenty rzeczywistości zbieram jak puzzle 
po to, aby później je przetwarzać.

Tomasz Kołodziejczyk
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45 Klaudia Świątczak-Pjanka 
(ur. 1988)

Powidoki  2016

olej, płótno, 80 × 120 cm, sygn. na odwrocie

Absolwentka malarstwa na Akademii Sztuk Pięknych w Krakowie. 
Wyróżnienia z malarstwa przyznane przez Radę Wydziału Malarstwa 
od 2010 do 2013 r. W 2016 roku otrzymała wyróżnienie w mię-
dzynarodowym konkursie malarskim organizowanym przez firmę 
VELUX. W 2012 r. zajęła 21 miejsce w Kompasie Młodej Sztuki. 
W 2013 r. obroniła dyplom magisterski z malarstwa w pracowni 
pod kierunkiem prof. T Kotkowska – Rzepecka (aneks z grafiki pod 
kierunkiem prof. H. Ożóga). W 2014 r. otrzymała wyróżnienie ho-
norowe w konkursie malarskim im. Franciszki Eibisch. Wielokrotnie 
wystawiała swoje prace. Wybrane wystawy: 2014/15  – indywidu-
alna wystawa malarstwa, Magazyn Kultury Kolanko No 6, Kraków; 
2014 – indywidualna wystawa malarstwa, Galeria DNA (Sky Tower), 
Wrocław; 2014 – wystawa pokonkursowa o Grand Prix Fundacji im. 
Franciszki Eibisch, Warszawa; 2013 – „Zewsząd”, Wojewódzka Bi-
blioteka Publiczna, Kraków; 2013 – „Ściany Świata”, Galeria Lamelli, 
Kraków; 2011 – „Obraz miejsca”, Galeria Strug, Zakopane; 2011 
– „Dzieło”, Galeria Fabryka, Kraków; 2011 – „Partytury graficzne”, 
Dwór Czeczów, Kraków; 2011 – „Rytmy i Rytuały”, Muzeum Sztuki 
Współczesnej, Radom.

Tematyką malarską Klaudii Świątczak-Pjanka są w przeważającej 
części miasta. Nie są to miasta, które zna ani w których była. 
Malarka ucieka w  przestrzeń Internetu, gdzie poszukuje 
zdjęć i  filmów, które przetwarza („od-czuwa’’) w  swojej 
wyobraźni. Malowane z  fotografii prace są zazwyczaj przez 
autorkę interpretowane i  przekształcane tak, że stają się 
obrazem autonomicznym, pozbawionym widocznego związku 
z fotograficznym pierwowzorem. Widz może się jedynie domyślać 
ich pochodzenia. Sama malarka ucieka poprzez swoje obrazy 
w inny anonimowy świat, zgoła odmienny od tego, w którym 
mieszka i w którym tworzy. Często na obrazach pojawiają się 
inne elementy zwierząt bądź ludzi poszukujących swojego 
miejsca w przestrzeni tak jak autorka. W swoich pracach skupia 
się na problemie światła, budowy formy i proporcji. Wewnętrzne 
skupienie pozwala jej na głęboką refleksję nad wybranym 
założeniem. Dlatego osiąga wyrazistość i zauważalną odrębność 
rozstrzyganego problemu w zakresie malarstwa.
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46 Beata Murawska 
(ur. 1963)

Pink Stars  2017

olej, płótno, 100 × 120 cm, sygn.: 'Beata Murawska'

Studiowała na wydziale Malarstwa ASP w Warszawie w pracowni 
prof. S. Gierowskiego. Dyplom z wyróżnieniem obroniła w 1988 
roku. Wybrane wystawy: 2010 – Galeria Amber Room PRB, War-
szawa; 2006 – Galeria Schody, Warszawa; 2005 – Galeria De Zon, 
Holandia; 2003 – Galeria Egon Sender, Frankfurt (Niemcy); 2003 
– Galeria Art, Warszawa; 2001 – Galeria Fundacji Exit, Warszawa; 
2000 – Galeria Avec, Bordeaux (Francja); 2000 – Galeria Art Office, 
Warszawa; 2000 – Galeria Promocyjna, Warszawa; 1999 – Galeria 
Karowa, Warszawa; 1998 – Galeria Bauman, Warszawa; 1996 – Ga-
leria Zepter, Warszawa; 1996 – Galeria East Art Kunsthandel, Berlin; 
1995 – Galeria Espace Degre, Luksemburg; 1995 – Galeria Rathaus, 
Neue Wulmsdorf, (Niemcy); 1994 – Galeria Abakus, Warszawa; 1990 
– Galeria Fabriken, Gotenborg (Szwecja). Prace artystki znajdują się 
w zbiorach prywatnych w Austrii, Danii, Francji, Hiszpanii, Holandii, 
Hong-Kongu, Irlandii, Kanadzie, Korei Pd., Luksemburgu, Niemczech, 
Nowej Zelandii, Polsce, Portugalii, Szwecji, USA, Wielkiej Brytanii.

Beata Murawska najchętniej maluje kwiaty. Spośród kwiatów najchętniej tulipany, pola kolorowych 
tulipanów. Komponuje je w zgodzie z barwnymi tonacjami. Zestraja ze sobą barwy jak muzyk, tak, 
by w obrazie nie było żadnych kolorystycznych dysonansów. Harmonia obrazu jest dla Niej najważ-
niejsza. Beata Murawska jest kolorystką. Uwiedziona jakąś gama kolorów, jej podporządkowuje 
całość obrazu. Można w tych obrazach widzieć kwiatowe pola i tyle, ale można na nie spojrzeć 
inaczej... Można w nich zobaczyć abstrakcyjne obrazy pokryte kolorami w barwnym porządku. 
Maluje kwiaty, może dlatego, że jest kobietą wrażliwą na piękno. Może kobietom łatwiej jest ma-
lować kwiaty niż obrazy abstrakcyjne, pozbawione odniesień do rzeczywistości? Nie wiem tego, 
ale mam takie przeczucie. Dla mnie te kwiatowe zjawy są wyrazem sensualnego widzenia świata. 
Przecież nie istnieje nic bardziej zmysłowego niż kwiaty z ich erotycznymi formami. A zatem nic 
bardziej naturalnego, niż fakt, gdy wśród kwiatów zjawia się naga, leżąca kobieta, częsty motyw 
obrazów Beaty Murawskiej. Rozkwitające kobiety wśród kwitnących kwiatów. „Lux, calme, volup-
te” – przepych, spokój, rozkosz, taki tytuł miał jeden z najsłynniejszych obrazów Henry Matisse`a. 
Takie z ducha są też obrazy Beaty Murawskiej. Nie ma w nich zbędnego pośpiechu, pogoni za 
modą, oglądania się na nasz nieładny świat, na jego histeryczną gonitwę. Ma dystans niezbędny 
by zobaczyć rzeczy w odpowiednim dla nich artystycznym porządku. Ona porządkuje to, co ją 
otacza według kolorystycznego klucza własnego pomysłu. I tak jest dobrze.  Dzięki temu ustalo-
nemu rytmowi powstają obrazy bogate i zmysłowe, pełne kolorystycznych anegdot i przyjemności 
płynących z dostrzegania piękna świata nas otaczającego. Przecież nie trzeba jechać na Kanary czy 
Hawaje by odnaleźć doskonałe piękno barw i harmonię świata. Harmonię świata możemy odnaleźć 
w nas. Beata Murawska chyba odnalazła zmysłowy porządek swych kompozycji w samej sobie. 
Może ten prosty fakt zjednał jej tak wielu miłośników, uwielbiających jej obrazy. 

Bogusław Deptuła
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47 Juliusz Lewandowski (Martwy) 
(ur. 1977)

Akt czerwony  2016

akryl, płótno, 100 × 90 cm, sygn. na odwrocie: 'Juliusz 
Lewandowski 2016'

Malarz samouk, który tworzy obrazy głównie o tematyce erotycznej. 
Dominującą inspiracją jest dla niego tradycja malarstwa figuratyw-
nego XX w. – ekspresjonizm, kubizm i malarstwo rosyjskie. Wybrane 
wystawy w Polsce i za granicą: 2014 – wystawa zbiorowa, EroArt 
on Erotic Expo, Warszawa; 2011 – wystawa zbiorowa, Modern Fine 
Art International Artists Group Exhibition, Westbank Gallery, Londyn; 
2011 – Prezentacja prac z okazji Nocy Muzeów, Muzeum Erotyzmu, 
Kraków; 2011 – Showcase Richmix Gallery, Bethnal Green, Londyn
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48 Tomasz Mistak 
(ur. 1978)

Lewitacja  2016

akryl, płótno, 73 × 100 cm, sygn. na odwrocie

Urodził się w Sanoku gdzie do dziś mieszka i tworzy. Dyplom z ma-
larstwa na Instytucie Sztuk Pięknych Uniwersytetu Rzeszowskiego 
w 2005r. Uprawia malarstwo sztalugowe, głównie akryl na płótnie. 
Członek ZPAP. Uczestnik ok. 30 wystaw zbiorowych i autor kilku 
wystaw indywidualnych. Jego prace wielokrotnie były doceniane przy 
okazji konkursów artystycznych; m.in. w 2009 roku został laureatem 
Nagrody Wojewody Podkarpackiego na Międzynarodowym Trien-
nale Malarstwa Regionu Karpat „Srebrny Czworokąt” w Przemyślu. 
Wybrane wystawy indywidualne: 2015 – „Zanurzenie”, Galeria Cen-
trum, Nowohuckie Centrum Kultury, Kraków; 2015 – „Dwadzieścia 
tysięcy mil podmorskiej żeglugi”, Galeria Sztuki Współczesnej BWA, 
Sandomierz; 2013 – „Obszar zabudowany”, Galeria Kuratorium, 
Warszawa; 2013 – „Monumenty nowoczesności”, Podkarpackie 
Towarzystwo Zachęty Sztuk Pięknych, ICN POLFA, Rzeszów; 2013 
– „Dyspersja”, Galeria Pod Czarnym Kotem, Kraków; 2012 – „Po 
Ostatniej Wieczerzy”, Centrum Sztuki Solvay, Kraków; 2011 – „Luk-
susowe więzienie”, Galeria Krytyków Pokaz, Warszawa.

(…) Czym więc są obrazy Tomka Mistaka – realistycznym zapisem wytworów naszej cywilizacji, czy 
może rodzajem malarskiej metafory? Twórczość artysty pokazuje, że jeśli tylko potrafimy spojrzeć 
głębiej, niepowierzchownie ujrzymy efektowny obraz tam, gdzie najmniej spodziewamy się go 
zobaczyć. Okazuje się, że zainspirować może proste narzędzie, detal architektoniczny, kompleks 
budynków, a nawet zrujnowany wrak. To tylko kilka zjawisk wartych uwagi. Bo jeżeli na chwilę 
uda nam się zapomnieć o ich funkcji, to podobnie jak artysta dostrzeżemy w nich układ brył, linii, 
plam barwnych, czyli czystą formę malarską. Jednak błędem byłoby zatrzymanie się wyłącznie na 
walorach wizualnych płócien. Każdy z cykli niesie głęboką prawdę o nas samych i naszej kulturze. 
Wszystko w tych obrazach jest złudzeniem, któremu ulegamy patrząc. To, co wydaje się być twar-
dym betonem, okazuje się warstwami delikatnego laserunku, łuszczące się powierzchnie wraków są 
również zatrzymaną w czasie iluzją. Przedmioty trwałe i niezmienne w rzeczywistości, jak potężne 
statki czy miejskie gmachy, okazują się często bardziej kruche i poddane przemijaniu niż przypusz-
czamy. Równie zmienne i relatywne są znaczenia, jakie im się nadaje. Człowiek dziś tworzy, a jutro 
porzuca swe dzieła, nie dbając o ich dalszy los. Artysta poniekąd przedłuża ich życie i nadaje mu 
nowy sens. Subtelna materia malarstwa pozwala uwiecznić to, co odchodzi w zapomnienie. Pra-
ce Tomka Mistaka możemy odczytywać więc jako refleksję nad istotą trwania i nieuchronnością 
przemijania, które nie prowadzi do niebytu, lecz do przemiany. 

Agata Sulikowska-Dejena
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49 Ilona Herc 
(ur. 1972)

Pokój Wery  2016/17

akryl, płótno, 120 × 60 cm, sygn. p.d.: 'Ilona Herc 2017' 
oraz opisany na odwrocie: 'ILONA HERC , „POKÓJ WERY”, 
KRAKÓW 2016/2017'

Ukończyła Państwowe Liceum Sztuk Plastycznych w Nowym Wiśni-
czu, a następnie Instytut Sztuki Uniwersytetu Śląskiego w Katowi-
cach, Filia w Cieszynie. W 1998 roku uzyskała dyplom z malarstwa 
w pracowni prof. Zygmunta Lisa. Wybrane wystawy indywidualne: 
2010 – „Malarstwo”, Pałac Sztuki, Kraków; 2009 – „Malarstwo”, Ga-
leria MCK, Mysłowice; 2007 – „Miejsca”, Galeria Za Szafą, Szczecin; 
2007 – „Malarstwo”, Galeria Prezydencka, Szczecin; 2004 – „Ma-
larstwo”, Galeria Młodych, BWA, Włocławek; 2003 – „Malarstwo”, 
Galeria Anna Iglińska, Kraków; 2002 – „Malarstwo”, Galeria Miejska, 
Dębica; 2001 – Schlossgarten Caffe &Gallery- Darmstadt (Niemcy); 
2000 – Galeria hotelu „Elektor”, Kraków; 1998 – Galeria „Przewiąz-
ka”, Cieszyn; 1998 – Kultur Caffe, Darmstadt (Niemcy). Wybrane 
wystawy zbiorowe: 2016 – „8 Kobiet”, Regionalne Towarzystwo 
Zachęty Sztuk Pięknych, Częstochowa; 2013 – VI Międzynarodowe 
Biennale Pasteli, Nowy Sącz; 2012 – Dorum- Art, Wystawa malar-
stwa, Warszawa; 2010/11 – V Międzynarodowe Biennale Pasteli, 
Nowy Sącz; 2008 – IV Międzynarodowe Biennale Pasteli, Nowy Sącz; 
2006 – Triennale z Martwą Naturą, BWA, Sieradz; 2005 – Wystawa 
finalistów konkursu „Obraz Roku 2004”, Muzeum im. X. Dunikow-
skiego, Pałac Królikarnia, Warszawa; 2004 – Wystawa finalistów 
konkursu „Obraz Roku 2003”, Muzeum im. X. Dunikowskiego, Pałac 
Królikarnia, Warszawa.

Artystka stosuje barwy czyste, nasycone, sięga po kontrasty temperaturowe. Kolor ze swą wy-
razistością jest głównym środkiem ekspresji w obrazie. Dziewczynka , bohaterka przedstawień, 
odwraca się od widza, spogląda przed siebie. Mimo, że samotnie przebywa w nieokreślonej bliżej 
przestrzeni, czuje się w niej dobrze , bezpiecznie. To jest jej własny, ulotny świat. Obraz jest prze-
strzenią złożoną z barw.

Katarzyna Sucharkiewicz, Muzeum Częstochowskie
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50 Sandra Arabska 
(ur. 1977)

Bez tytułu  2016

olej, płótno, 175 × 135 cm, sygn. l.d.: 'Sandra Arabska 
2016r.'

Urodzona w Gdańsku gdzie mieszka i tworzy. Absolwentka Wy-
działu Malarstwa na Akademii Sztuk Pięknych w Gdańsku. W roku 
2007 obroniła dyplom z wyróżnieniem w pracowni prof. Henryka 
Cześnika, aneks z witrażu w pracowni prof. Andrzeja Dyakowskiego, 
aneks z rysunku w pracowni prof. Marii Targońskiej. Stypendystka 
Prezydenta Miasta Gdańska i Marszałka Województwa Pomorskiego 
2005 – 2007. Nagrodzona przez Ministra Kultury, Prezydenta Miasta 
Gdańska, Rektora Akademii Medycznej w Gdańsku. Zdobywczyni 
Nagrody Hestii za udział w realizacji programu „W kolorze mniej 
boli” w Klinice Onkologii i Hematologii Dziecięcej w Gdańsku. Na 
50 Aukcji Młodej Sztuki w Sopockim Domu Aukcyjnym osiągnęła 
ogólnopolski rekord sprzedaży w tej formule aukcyjnej. Brała udział 
w wielu wystawach jej prace znajdują się w kolekcjach prywatnych 
w kraju i zagranicą. Ważniejsze wystawy: 2014 – „Art from Gdańsk”, 
en Banyoles, Hiszpania; 2013 – Wystawa z okazji Dni Polski, Reus, 
Hiszpania; 2013 – „Unieś się ze sztuką”, Galeria Glaza, Port Lotniczy 
im. Lecha Wałęsy, Gdańsk; 2013 – „Artyści z e66” Galeria Oliva Gate, 
Gdańsk; 2013 – „Duet” Galeria Warzywniak, Gdańsk; 2012 – „Więcej 
niż realizm” Galeria Nest, Genewa, Szwajcaria; 2011 – „101 pięknych 
obrazów”, ZPAP, Warszawa.

Moje malarstwo jest moją osobistą sprawą, szczerym wyznaniem, moim odbiciem na płaszczyźnie 
płótna. Pragnę uchwycić nieuchwytne „wynajdywać rzeczy niewidzialne kryjące się pod wygląd 
prawdziwych i utrwalić je ręką, tak by udowodnić, że to, czego nie ma – istnieje” [Daniel J. Boorstin, 
Twórcy. Geniusze wyobraźni w dziejach świata, 2002]. Szukam znaku, formy osobistego przekazu, 
szukam czegoś co z jednej strony wyrażałoby mój sposób myślenia i równocześnie określało moje 
emocje. Życie to brzemię, które człowiek dźwiga od początku do końca, chcę by mój obraz stał 
się wizualną formą jego treści. 

		  Sandra Arabska
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51 Marta Nadolle 
(ur. 1989)

Jesteś taka piękna  2016

olej, płótno, 50 × 70 cm, sygn. na odwrocie

Studiowała na Akademii Sztuk Pięknych w Gdańsku i Akademii Sztuk 
Pięknych w Warszawie. W 2014 uzyskała dyplom  z wyróżnieniem 
w pracowni Sztuki w Przestrzeni Publicznej prof. Mirosława Duchow-
skiego . Rejestruje siebie samą i swoje życie w różnych mediach: ma-
larstwie, instalacji, fotografii i filmie. Tematy, które porusza to miłość, 
alienacja, dojrzewanie, intymność, relacje z innymi ludźmi, osobiste 
emocje. Jest laureatką I Międzynarodowego konkursu PERFEKCJO-
NISCI za obraz „Ja leżę, a ojciec nigdy na chorobowym nie był”. 
Zwyciężczynią konkursu na Mural dla Urzędu Dzielnicy Rembertów 
m.st. Warszawy. Laureatka nagrody Inicjatywa ENTRY 2014. W 2014 
roku wzięła udział w wystawie „Coming Out Najlepsze dyplomy”. 
W roku 2015 zadebiutowała wystawą ,,A ja i Tak Was lubię” w Galerii 
Promocyjnej. W 2016 jej nazwisko ukazało się  w ,,Kompasie Mło-
dej Sztuki”. W 2016 zorganizowała indywidualną wystawę z okazji 
Dnia kobiet w Galerii Fibak. Jest Laureatka  ogólnopolskiego kon-
kursu NOWY OBRAZ 2016.  W roku 2016 odbyła się jej wystawa 
indywidualna w Galerii Wystawa zatytułowana ,,Będzie dobrze”. 
Pod koniec 2016 roku wraz z Moniką Kozak stworzyła projekt dla 
Galerii A19. W tym samym roku  brała również udział w wystawach 
zbiorowych  w Galerii Arsenał w Poznaniu, BWA Gorzów, Galerii Pro-
mocyjnej w Warszawie i Sfinx w Sopocie.  Jej obraz pt. ,,Marta jesteś 
taka stara” został zakupiony przez Muzeum Narodowe w Gdańsku. 
Obecnie jest asystentką w Pracowni Sztuki w Przestrzeni Publicznej 
prof. Mirosława Duchowskiego na warszawskiej Akademii Sztuk 
Pięknych. Odbywa staż w Instytucie Badań Przestrzeni Publicznej. 
Jest odpowiedzialna za wystawy w Galerii A19.

WYSTAWIANY:

2016 – „Będzie dobrze”, wystawa indywidualna, Galeria „Wystawa”, Warszawa
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52 Michał Kubiak 
(ur. 1946)

Postać stojąca  2016

brąz, granit, wys. 57 cm, nalepka autorska na odwrocie

Mieszka i pracuje w Bydgoszczy. Absolwent Wydziału Malarstwa, 
Rzeźby i Grafiki poznańskiej ASP. W 1972 obronił dyplom z wyróż-
nieniem w pracowni Olgierda Truszyńskiego. Autor szeregu realizacji 
publicznych – tablic portretowych, czy rzeźb pomnikowych na tere-
nie Bydgoszczy i okolic. Wielokrotnie prezentował swoją twórczość 
w kraju i za granicą na wystawach indywidualnych i zbiorowych. 
Wybrane wystawy zagraniczne: 1994 – „Exhibition of Polish Art”, 
Londyn (UK); 1991 – Wystawa Sztuki Polskiej, Oslo (Norwegia); 1987 
– Wystawa „12 z Polski”, Niemcy; 1983 – Wystawa „Młoda Ekspresja 
Polska”, Paryż (Francja); 1974 – Wystawa Sztuki Polskiej, USA.

Michał nie zajmuje się fetyszem XX wieku – 
przedmiotem, jego rzeźba jest po stronie czło-
wieka. Jest to rzeźba bardzo polska w wyrazie, 
ciepła i bliska człowiekowi. Charakterystyczny 
motyw jego rzeźb – wędrówka, to wyraz egzy-
stencjalnej koncepcji człowieka – wędrowca. 
U Kubiaka ta koncepcja towarzyszy człowie-
kowi niesionemu przez prąd życia i czasu. Jest 
to pełne empatii, przesycone liryzmem, „do-
tknięcie” kondycji człowieka, a może tęsknota 
za pewnym minionym światem, widzianym 
oczami bandosa – wiejskiego wędrowca. 

Stanisław Szwechowicz

artysta rzeźbiarz
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53 Łukasz Jacek 
(ur. 1978)

Ulica II  2016

olej, płótno, 90 × 145 cm, sygn. p.d.: 'Łukasz Jacek 2016'

W 1998 roku ukończył Państwowe Liceum Sztuk Plastycznych w Kra-
kowie (dyplomy z fotografii oraz z projektowania przestrzennego). 
W 2010 roku obronił dyplom licencjacki z malarstwa, na Krakowskiej 
Akademii, w pracowni profesora Stanisława Wiśniewskiego (nama-
lował wówczas cykl niemal abstrakcyjnych obrazów, zatytułowany 
„Pejzaż”). W 2012 roku obronił dyplom magisterski z malarstwa 
sztalugowego, na tej samej uczelni, w pracowni prof. Teresy Kot-
kowskiej-Rzepeckiej. Dyplom stanowił cykl obrazów abstrakcyjnych, 
pod wspólnym tytułem „Materia Ducha”. Aneks wykonał w pracowni 
malarstwa ściennego profesora Romana Łaciaka. Brał udział w róż-
nych wystawach, między innymi w Teatrze Stu, w klubie „Kazimierz”, 
w pubie „Wręga”, w galerii „M.” klubu „Kuźnia” oraz w galerii „Za-
jazd” Dworku Białoprądnickiego. Uczestniczył też w „Sztukobraniu” 
oraz w „Nowohuckim Festiwalu Sztuki”. Współpracuje z kilkoma kra-
kowskimi galeriami sztuki. W swojej twórczości porusza się zarówno 
w zakresie malarstwa przedstawiającego jak i abstrakcji.

Prezentowany obraz to kontynuacja cyklu pejzaży, będącego rodzajem osobistego dziennika. Nie 
jest to zwykłe przedstawienie rodzinnego miasta, ale próba zapisu stanów emocjonalnych odczu-
wanych podczas przejażdżek, odbywanych bez wyraźnego celu. Mieszają się tu wrażenia płynące 
z jazdy z postrzeganiem przestrzeni, nieograniczonej z góry zaplanowaną trasą. Narzeczona robi 
zdjęcia przez przednią szybę, z których jedno na sto, może posłużyć do namalowania takiego 
obrazu. Przychodzi wtedy czas, na malarską interpretację, tego utrwalonego ułamka sekundy, na 
rozegranie kolorystyczne i formalne, które nada obrazowi jeszcze głębszy związek, z powstającym 
w umyśle, doświadczeniem miejskich przestrzeni.

Łukasz Jacek

108–109





54 Krzysztof Rapsa 
(ur. 1959)

Bez tytułu, 2016
technika mieszana, płótno, 80 × 60 cm, sygn. p.d.: 
'Rapsa'

Mieszka i tworzy w Koszalinie. Artystyczna przygoda z kolorem 
prowadzi go przez szereg wystaw w kraju i za granicą. W Seulu 
został okrzyknięty „poetą koloru”, a najbardziej znaczące czasopi-
sma i magazyny o sztuce zamieściły entuzjastyczne opinie i recenzje 
zaliczając go do wybitnych abstrakcjonistów świata. Wystawa Rapsy 
w Galerii Jang Eun Sun jak i kolejne prezentacje w Seulu spowodo-
wały, że stał się on najbardziej znanym współcześnie tworzącym 
polskim malarzem w Korei Płd. Otrzymał szereg nagród i wyróżnień 
m.in. nagrodę Centralnego Muzeum Morskiego w Gdańsku w Eu-
ropejskim Konkursie Malarstwa „Barwy morza”; nagrodę Era-Art 
na VI Międzynarodowym Biennale Malarstwa i Tkaniny Unikatowej 
w Gdyni; nagrodę Prezydenta Miasta Koszalina „Artysta Roku”; Gran 
Prix Publiczności, EXPO MILANO 2015 Galeria Hernandez, Mediolan. 
Twórczość Krzysztofa Rapsy została zaprezentowana w Teatrze Na-
rodowym w Restauracji Sun & Moon podczas Global Cross Culture 
Exchange 2015 Poland – Korea w Seulu. Od kilku lat trwa jego arty-
styczna podroż po galeriach świata. W 2014 roku swoją twórczość 
prezentował w Galerii Samsunga i Galerii Foret w Seulu; w Muzeum 
w Dageu i Muzeum Mosan; w Qatar Fine Arts Society w Doha (Ka-
tar). Obrazy Krzysztofa Rapsy zaprezentowane w Saman Art Gallery 
w Rzymie zainspirowały wielu włoskich poetów do napisania wierszy 
i do uczestnictwa w międzynarodowym projekcie „Rapsodia”. To 
projekt łączący malarstwo , poezję i muzykę, gdzie poeci z rożnych 
krajów świata inspirowani obrazami polskiego abstrakcjonisty na-
pisali wiersze. A kompozytorzy z Włoch i Polski muzykę do poezji 
inspirowanej obrazami polskiego malarza. Zagraniczna premiera al-
bumu pt. „Rapsodia” miała miejsce 30 kwietnia 2015r. w Mediolanie 
podczas indywidualnej wystawy Krzysztofa Rapsy otwierającej EXPO  
MILANO 2015 w Galerii Hernandez. Jego twórczość zaprezentowana 
została w filmie „Na szczęście jest sztuka” zrealizowanym pod patro-
natem Muzeum Narodowego w Gdańsku. Obrazy Krzysztofa Rapsy 
użyte zostały przy realizacji produkcji filmowym i telewizyjnych, m.in 
. przez telewizję koreańską TV KBS czy przez liczne wydawnictwa. 
Jest autorem okładek wydawnictw literackich. Jego prace znajdują się 
w zbiorach muzeów, galerii sztuki współczesnej i kolekcji prywatnych 
w kraju i zagranicą.

Abstrakcja pozwala mi zwiedzać świat mojej wyobraźni, mój wyimaginowany świat form i kolorów. 
Lubię go malować, tworząc kameralną relację między mną  a obrazem. Jednak dopiero wtedy, gdy 
docierają do mnie zadziwiające emocje i interpretacje widzów, czuję się artystą, a widzowie stają 
się współtwórcami  mojej sztuki. 

Krzysztof Rapsa

Realistycznie ukazuje metaforę, która sięga daleko poza odzwierciedlanie wizerunku. Potęgą i uro-
kiem Krzysztofa Rapsy jest przeciwstawianie splotów języka dynamiki i liryzmu w postaci najwyższej 
jakości estetyki kolorów. Dlatego znajduje się on w gronie wielkich artystów świata. 

Ryu Seok Woo, krytyk i redaktor naczelny „The Art Magazine Misoolsidae”, Seul 

Krzysztof Rapsa jak w wierszu Zbigniewa Herberta „lekkim krokiem przechodzi od plamy do pla-
my”, zamyka swój świat w wielobarwiu, ale i wielokolorowości. A sam artysta jest kolejną gorąca 
bestią w sztuce, której żywiołem jest kolor. 

Justyna Hofman-Wiśniewska, krytyk sztuki, Warszawa 

110–111





I. PRZED AUKCJĄ

1. Cena wywoławcza
Cena wywoławcza zamieszczona w katalogu pod opisem obiektu jest 
kwotą, od której rozpoczynamy licytację. Obiekty licytowane są w górę, 
tzn. licytacja może zakończyć się na kwocie wyższej niż cena wywoławcza 
lub równej tej kwocie.

2. Opłata aukcyjna
Do kwoty wylicytowanej doliczamy opłatę aukcyjną. Stanowi ona część 
końcowej ceny obiektu i naliczana jest degresywnie w zależności od 
kwoty wylicytowanej: do 100 000 złotych (włącznie) – w wysokości 
18%, a powyżej 100 000 złotych – w wysokości 15%. Opłata aukcyjna 
obowiązuje również w sprzedaży poaukcyjnej, w przypadku kiedy obiekt 
nie został sprzedany w ramach aukcji. Kwota wylicytowana wraz z opłatą 
aukcyjną zawiera podatek od towarów i usług VAT. Na zakupione obiekty 
wystawiamy faktury VAT marża. Wystawiamy je na wyraźne życzenie 
klienta, najpóźniej siedem dni od daty zapłaty.

3. Estymacja
Podana w katalogu estymacja jest szacunkową wartością obiektu i ma 
charakter wskazówki dla zainteresowanego nim klienta. W celu uzyskania 
dodatkowych informacji odnośnie estymacji rekomendujemy kontakt 
z naszymi ekspertami. Licytacja zakończona w przedziale estymacji lub 
powyżej górnej granicy estymacji jest transakcją ostateczną. Estymacje 
nie uwzględniają opłaty aukcyjnej ani żadnych opłat dodatkowych.

4. Cena gwarancyjna
Jest to najniższa kwota, za którą możemy sprzedać obiekt bez dodatkowej 
zgody sprzedającego. Jej wysokość jest informacją poufną. Poszczególne 
obiekty mogą, jednak nie muszą posiadać ceny gwarancyjnej. Jeżeli 
w drodze licytacji cena gwarancyjna nie zostanie osiągnięta, zakończenie 
licytacji skutkuje zawarciem transakcji warunkowej. Fakt ten zostaje 
ogłoszony przez aukcjonera po uderzeniu młotkiem.

5. Transakcja warunkowa
Zostaje zawarta w momencie, kiedy licytacja nie osiągnęła poziomu 
ceny gwarancyjnej. Transakcja warunkowa traktowana jest jako wiążąca 
oferta nabycia obiektu po cenie wylicytowanej. Zobowiązujemy się do 
negocjacji ceny z komitentem, jednak nie gwarantujemy możliwości 
zakupu po cenie wylicytowanej. Jeżeli w toku negocjacji klient zdecyduje 
się podnieść ofertę do poziomu ceny gwarancyjnej lub zaakceptujemy 
wylicytowaną kwotę, umowa sprzedaży dochodzi do skutku. Jeżeli nego-
cjacje nie przyniosą pozytywnego efektu w okresie pięciu dni roboczych 
liczonych od dnia aukcji, obiekt uznajemy za niesprzedany. W okresie 
tym zastrzegamy sobie prawo do przyjmowania po aukcji ofert równych 
cenie gwarancyjnej na obiekty wylicytowane warunkowo. W przypadku 
otrzymania takiej oferty od innego oferenta informujemy o tym fakcie 
klienta, który wylicytował obiekt warunkowo. W takim przypadku klient 
ma prawo do podniesienia swojej oferty do ceny gwarancyjnej i wtedy 
przysługuje mu prawo pierwszeństwa nabycia obiektu. W przeciwnym 
wypadku transakcja warunkowa nie dochodzi do skutku, a obiekt może 
zostać sprzedany innemu oferentowi.

6. Obiekty katalogowe
Zapewniamy fachową wycenę oraz rzetelny opis katalogowy powierzonego 
nam do sprzedaży obiektu. Wykonywane są one w najlepszej wierze 
z wykorzystaniem doświadczenia i fachowej wiedzy naszych pracowników 
oraz współpracujących z nami ekspertów. Mimo uwagi poświęcanej 
każdemu z obiektów w procesie opracowywania, dokumentacji pocho-
dzenia, historii wystaw i bibliografii przedstawione informacje mogą nie 
być wyczerpujące, a w niektórych przypadkach pewne fakty odnoszące 
się do kolejnych właścicieli, ekspozycji oraz publikacji, w ramach których 
obiekt był prezentowany, mogą być celowo nieujawnione.

7. Stan obiektu
Opisy katalogowe nie prezentują pełnego stanu zachowania obiektów. Brak 
takiej informacji nie jest równoznaczny z tym, że obiekt jest wolny od wad 
i uszkodzeń. Wskazane jest zatem, aby zainteresowani zakupem konkretnego 
obiektu dokonali jego dokładnych oględzin na wystawie przedaukcyjnej 
oraz przeprowadzili konsultacje z profesjonalnym konserwatorem, którego 
na wyraźną prośbę możemy rekomendować. Na specjalne życzenie klienta 
możemy dostarczyć szczegółowy raport stanu zachowania obiektu. Przy-
gotowując taki raport, nasi pracownicy oceniają stan obiektu, biorąc pod 
uwagę jego szacunkową wartość oraz charakter aukcji, w ramach której 
jest on wystawiony na sprzedaż. Mimo że oceny przedmiotów pod tym 
względem prowadzone są rzetelnie, należy pamiętać, że nasi pracownicy 
nie są zawodowymi konserwatorami. Jeśli obiekt sprzedawany jest w ra-
mie, nie ponosimy odpowiedzialności za jej stan. W przypadku obiektów 
nieoprawionych chętnie polecimy profesjonalną pracownię opraw.

8. Wystawa obiektów aukcyjnych
Wystawy przedaukcyjne są bezpłatnie dostępne dla oglądających. 
W trakcie ich trwania zachęcamy do kontaktu z naszymi ekspertami, 
którzy chętnie odpowiedzą na wszystkie pytania i przekażą szczegółowe 
informacje o poszczególnych obiektach.

9. Legenda
Poniższa legenda wyjaśnia symbole, które mogą Państwo znaleźć 
w niniejszym katalogu:
○ – �przedmioty wytworzone w całości lub zawierające elementy wytwo-

rzone z roślin lub zwierząt określanych jako chronione lub zagrożone
◊ – obiekty z pozwoleniem na wywóz
● – �obiekty, do których doliczamy opłatę wynikającą z tzw. droit de suite, 

tj. prawa twórcy i jego spadkobierców do otrzymywania wynagro-
dzenia z tytułu dokonanych zawodowo odsprzedaży oryginalnych 
egzemplarzy dzieł. Opłata będzie obliczana gdy równowartość 
kwoty wylicytowanej przekroczy 1000 zł. Do 500 000 zł wynosi 
5% od kwoty wylicytowanej, a powyżej 500 000 wynosi 3% od 
kwoty wylicytowanej. W Polsce droit de suite reguluje art. 19-195 
ustawy o prawach autorskich i pokrewnych z dnia 4 lutego 1994 r. 
z późniejszymi zmianami, zgodnie z obowiązującą w Unii Europejskiej 
dyrektywą 2001/84/WE Parlamentu Europejskiego i Rady z dnia 
27 września 2001 r. w sprawie prawa autora do wynagrodzenia 
z tytułu odsprzedaży oryginalnego egzemplarza dzieła sztuki.

II. AUKCJA
Udział w licytacji można wziąć osobiście, po uprzednim złożeniu zlecenia 
licytacji telefonicznej lub zlecenia licytacji z limitem.

1. Przebieg aukcji
Aukcję prowadzi aukcjoner, który wyczytuje obiekty i kolejne postąpienia, 
wskazuje licytujących, ogłasza zakończenie licytacji oraz wskazuje zwycięz-
cę. Zakończenie licytacji obiektu następuje w momencie uderzenia młotkiem 
przez aukcjonera. Jest to równoznaczne z zawarciem umowy sprzedaży 
między domem aukcyjnym a  licytującym, który zaoferował najwyższą 
kwotę. W razie zaistnienia sporu w trakcie licytacji aukcjoner rozstrzyga spór 
albo ponownie przeprowadza licytację danego obiektu. Zastrzegamy sobie 
prawo do utrwalania przebiegu aukcji za pomocą urządzeń rejestrujących 
obraz i dźwięk. Zastrzegamy sobie prawo do licytowania jedynie wcześniej 
zgłoszonych przez uczestników aukcji obiektów. W takiej sytuacji numery 
obiektów są przed aukcją zgłaszane obsłudze domu aukcyjnego. Aukcjoner 
ma prawo do dowolnego rozdzielania lub łączenia obiektów oraz do ich 
wycofania z licytacji bez podania przyczyn. Opisy zawarte w katalogu aukcji 
mogą być uzupełnione lub zmienione przez aukcjonera lub osobę przez 
niego wskazaną przed rozpoczęciem licytacji. Aukcja jest prowadzona 
w języku polskim, jednak na specjalne życzenie uczestnika aukcji niektóre 
spośród licytacji mogą być równolegle prowadzone w języku angielskim. 
Prośby takie powinny być składane najpóźniej godzinę przed aukcją wraz 
z informacją, których obiektów dotyczą.

PRZEWODNIK  DL A  KL IENTA

Udział klienta w aukcji regulują WARUNKI SPRZEDAŻY AUKCYJNEJ, WARUNKI POTWIERDZENIA AUTENTYCZNOŚCI oraz niniejszy 
PRZEWODNIK DLA KLIENTA. Zachęcamy do zapoznania się z trzyczęściowym regulaminem, który ma na celu przedstawienie stosunku 
prawnego pomiędzy Sopockim Domem Aukcyjnym a kupującym w ramach aukcji. Sopocki Dom Aukcyjny pełni funkcję pośrednika 
handlowego pomiędzy komitentami wstawiającymi obiekty na aukcję a kupującymi. Warunki mogą być przez Sopocki Dom Aukcyjny 
odwołane lub zmienione poprzez aneksy dostępne w sali aukcyjnej lub poprzez obwieszczenie aukcjonera.



2. Licytacja osobista
W celu licytacji osobistej należy wypełnić formularz udziału w aukcji 
i odebrać tabliczkę z numerem. Nowi klienci powinni zarejestrować 
się przynajmniej 24 godziny przed rozpoczęciem aukcji, by dać nam 
czas na przetworzenie danych. W celu ich weryfikacji możemy poprosić 
o dokument potwierdzający tożsamość osoby rejestrowanej (dowód 
osobisty, paszport, prawo jazdy). Dane osobowe klientów są informa-
cjami poufnymi i pozostają do wyłącznej wiadomości Sopockiego Domu 
Aukcyjnego, który może przetwarzać dane osobowe uczestników aukcji 
w zakresie niezbędnym do realizacji zleceń licytacji. Klientom, którzy 
posiadają nieuregulowane należności z tytułu zakupów na wcześniejszych 
aukcjach, możemy odmówić udziału w kolejnej. Prosimy o pilnowanie 
tabliczki aukcyjnej. W przypadku jej zgubienia prosimy o natychmiastowe 
poinformowanie o tym naszej obsługi. Po zakończeniu aukcji w przypadku 
zakupu należy odebrać potwierdzenie zawartych transakcji.

3. Licytacja telefoniczna
Jeżeli nie mogą Państwo uczestniczyć w aukcji osobiście, istnieje możli-
wość licytacji przez telefon za pośrednictwem jednego z naszych pracow-
ników. Klienci zainteresowani taką usługą powinni przesłać wypełniony 
formularz zlecenia najpóźniej 24 godziny przed rozpoczęciem aukcji. Nie 
ponosimy odpowiedzialności za realizację zleceń dostarczonych później. 
Formularz zlecenia dostępny jest w katalogu, w siedzibie naszego domu 
aukcyjnego oraz na naszej stronie internetowej. Formularz należy przesłać 
faksem, pocztą, mailem lub dostarczyć osobiście. Wraz z formularzem 
prosimy o przesłanie fotokopii dokumentu tożsamości w celu weryfikacji 
danych. Nasz pracownik połączy się z klientem przed rozpoczęciem 
licytacji wybranych obiektów. Nie ponosimy jednak odpowiedzialności 
za brak możliwości wzięcia udziału w licytacji telefonicznej w przypadku 
problemów z uzyskaniem połączenia z podanym przez klienta numerem 
telefonu. Dlatego rekomendujemy wskazanie maksymalnej kwoty (bez 
opłaty aukcyjnej), do której będziemy mogli licytować w Państwa imieniu. 
Zastrzegamy prawo do nagrywania i archiwizowania rozmów telefonicz-
nych, o których mowa powyżej. Opisana usługa jest darmowa i poufna.

4. Licytacja w imieniu klienta
Drugą opcją dla klientów, którzy nie mogą osobiście uczestniczyć w au-
kcji, jest złożenie zlecenia licytacji z  limitem. Klienci zainteresowani 
taką usługą również powinni przesłać wypełniony formularz najpóźniej 
24 godziny przed rozpoczęciem aukcji. Obowiązuje ten sam formularz 
co w przypadku licytacji telefonicznej. Zawarte w formularzu kwoty nie 
powinny uwzględniać opłaty aukcyjnej i opłat dodatkowych, powinny być 
wyrażone w polskich złotych oraz zgodne z tabelą postąpień przedstawio-
ną w dalszej części przewodnika. Jeżeli podana kwota nie jest zgodna 
z kwotami w tabeli postąpień zostanie ona obniżona. Nasi pracownicy 
dołożą wszelkich starań, aby klient zakupił wybrany obiekt w możliwie jak 
najniższej cenie, nie niższej jednak niż cena gwarancyjna. Jeśli limit jest 
niższy niż cena gwarancyjna wówczas dochodzi do transakcji warunkowej. 
W przypadku dwóch lub większej ilości zleceń z takim samym limitem 
decyduje kolejność zgłoszeń. Opisana usługa jest darmowa i poufna.

5. Tabela postąpień
Licytacja rozpoczyna się od ceny wywoławczej. Aukcjoner kolejne postąpie-
nia podaje według tabeli postąpień. W zależności od przebiegu aukcji może 
on wedle własnego uznania zdecydować o innej wysokości postąpienia.

cena postąpienia
0 – 1 000 50 

1 000 – 2 000 100 
2 000 – 5 000 200

5 000 – 10 000 500
10 000 – 30 000 1 000

30 000 – 100 000 2 000
100 000 – 200 000 5 000
200 000 – 500 000 10 000

500 000 – 1 000 000 20 000
Powyżej 1 000 000 50 000

III. PO AUKCJI

1. Płatność
Kupujący zobowiązany jest do zapłaty należności za wylicytowane 
obiekty w terminie 14 dni od dnia aukcji. Przekroczenie wyznaczonego 

terminu grozi naliczeniem odsetek ustawowych za okres opóźnienia 
w zapłacie. Akceptujemy płatność w gotówce, kartami płatniczymi 
(MasterCard, VISA) oraz przelewem bankowym na konto Galerii 
organizującej aukcję.
W tytule prosimy wpisać nazwę aukcji, datę aukcji oraz numer obiektu.

2. Płatność w walutach innych niż polski złoty
Wszystkie transakcje zawierane są w polskich złotych. Na specjalne 
życzenie po wcześniejszym uzgodnieniu dopuszczamy wpłaty w euro, 
dolarach amerykańskich lub funtach brytyjskich. Wartość transakcji 
opłacanej w innej walucie niż polski złoty będzie powiększona o opłatę 
manipulacyjną w wysokości 1%. Przeliczenia dokonujemy po dziennym 
kursie kupna waluty Banku PKO BP.

3. Odstąpienie od umowy
W razie opóźnienia nabywcy w zapłacie możemy odstąpić od umowy 
z nabywcą po bezskutecznym upływie terminu dodatkowego wyzna-
czonego na zapłatę.

4. Reklamacje
Wszelkie możliwe reklamacje rozpatrywane są zgodnie z przepisami prawa 
polskiego. Reklamację z tytułu niezgodności towaru z umową można 
zgłosić w ciągu jednego roku od wydania obiektu. Wobec osób niebędących 
bezpośrednimi nabywcami na aukcji nie ponosimy odpowiedzialności za 
ukryte wady fizyczne oraz wady prawne zakupionych obiektów.

5. Odbiór zakupionego obiektu
Przy odbiorze zakupionych obiektów wymagamy okazania dokumentu 
potwierdzającego tożsamość. Obiekty mogą zostać wydane nabywcy 
lub osobie posiadającej pisemne upoważnienie. Może to nastąpić tylko 
w momencie pełnej płatności i uregulowania wszystkich zobowiązań 
wynikających z wcześniejszych zakupów. Zakupione obiekty na aukcji 
powinny być odebrane w ciągu 30 dni od aukcji. W przeciwnym razie 
mogą one zostać odesłane do magazynu zewnętrznego, a klient obcią-
żony kosztami transportu oraz magazynowania. Wielkość opłat będzie 
uzależniona od operatora magazynu oraz rodzaju i wielkości obiektu. Tym 
samym ponosimy odpowiedzialność za utratę lub uszkodzenie obiektu 
jedynie przez okres 30 dni od aukcji.

6. Transport i przesyłka
Zapewniamy podstawowe opakowanie zakupionych obiektów umożli-
wiające odbiór osobisty. Na wyraźne życzenie klienta możemy pomóc 
w  kontakcie z wyspecjalizowaną firmą zajmującą się pakowaniem 
i wysyłką dzieł sztuki.

7. Pozwolenie na eksport
Przed wzięciem udziału w aukcji potencjalnym licytującym radzimy, aby 
zorientowali się czy w razie potrzeby wywozu obiektu poza granice Polski 
nie są wymagane dodatkowe pozwolenia. Przypominamy, że reguluje 
to ustawa z dnia 23 lipca 2003 r. o ochronie zabytków i opiece nad 
zabytkami (Dz.U. nr 162 poz. 1568, z późn. zm.), zgodnie z którą wywóz 
określonych obiektów poza granice kraju wymaga zgody odpowiednich 
władz; w szczególności dotyczy to obrazów starszych niż 50 lat o wartości 
powyżej 40 000 złotych. Nabywca jest zobowiązany do przestrzegania 
przepisów w tym zakresie, a niemożliwość uzyskania odpowiednich 
dokumentów lub opóźnienie w ich uzyskaniu nie uzasadniają odstąpienia 
od sprzedaży ani opóźnienia w uiszczeniu pełnej ceny nabycia za obiekt. 
Na wyraźne życzenie klienta możemy pomóc w kontakcie z wyspecjalizo-
waną firmą zajmującą się sprawami formalnymi związanymi z eksportem 
dzieł sztuki.

8. Zagrożone gatunki
Przedmioty zrobione z  materiału roślinnego lub zwierzęcego albo 
zawierające je, m.in. koralowiec, skóra krokodyla, kość słoniowa, kość 
wieloryba, róg nosorożca, skorupa żółwia, niezależnie od wieku, procentu 
zawartości, mogą wymagać dodatkowych pozwoleń lub certyfikatów przed 
wywozem. Prosimy pamiętać, że uzyskanie dokumentów umożliwiających 
eksport nie jest równoznaczne z możliwością importu do innego państwa. 
Nabywca jest zobowiązany do przestrzegania przepisów w tym zakresie, 
a niemożliwość uzyskania odpowiednich dokumentów lub opóźnienie 
w ich uzyskaniu nie uzasadniają odstąpienia od sprzedaży ani opóźnienia 
w uiszczeniu pełnej ceny nabycia za obiekt. Obiekty tego typu zostały 
oznaczone dla Państwa wygody symbolem „○” opisanym w legendzie. Nie 
ponosimy jednak odpowiedzialności za błędy lub uchybienia w oznaczeniu 
przedmiotów zawierających elementy wytworzone z chronionych lub 
regulowanych prawem gatunków roślin i zwierząt.



1. WPROWADZENIE
Każdy obiekt zaprezentowany w katalogu aukcyjnym przeznaczony jest do 
sprzedaży na warunkach określonych:
a) �w WARUNKACH SPRZEDAŻY AUKCYJNEJ i WARUNKACH POTWIER-

DZENIA AUTENTYCZNOŚCI,
b) �w  innych informacjach podanych w  pozostałych częściach katalogu 

aukcyjnego, szczególności w PRZEWODNIKU DLA KLIENTA,
c) �w dodatkach do katalogu aukcyjnego lub innych materiałach udostępnionych 

przez Sopocki Dom Aukcyjny na sali aukcyjnej. W każdym przypadku zmiana 
warunków może nastąpić poprzez stosowny aneks bądź ogłoszenie podane 
do wiadomości przez aukcjonera przed rozpoczęciem aukcji.

Poprzez licytację na aukcji, niezależnie czy osobistą, czy za pośrednictwem 
przedstawiciela, czy też na podstawie złożonego zlecenia licytacji telefonicznej 
lub z limitem, licytujący i kupujący wyrażają zgodę na brzmienie niniejszych 
WARUNKÓW SPRZEDAŻY AUKCYJNEJ ze zmianami i uzupełnieniami oraz 
WARUNKÓW POTWIERDZENIA AUTENTYCZNOŚCI.

2. SOPOCKI DOM AUKCYJNY JAKO POŚREDNIK HANDLOWY
Sopocki Dom Aukcyjny występuje jako zastępca pośredni działający w imieniu 
własnym, lecz na rachunek komitenta uprawnionego do rozporządzenia 
obiektem, chyba że inaczej zastrzeżono w katalogu, jego zmianach lub 
w ogłoszeniach podanych do wiadomości przed aukcją.

3. LICYTOWANIE NA AUKCJI
1) �Sopocki Dom Aukcyjny może według swojego uznania odmówić dopuszcze-

nia niektórych osób do udziału w aukcji lub sprzedaży poaukcyjnej. Wszyscy 
licytujący muszą zarejestrować się przed aukcją, dostarczyć wymagane 
informacje przewidziane w formularzu rejestracji, okazać dokument po-
twierdzający tożsamość oraz odebrać tabliczkę z numerem licytacyjnym.

2) �Dla wygody licytujących, którzy nie mogą uczestniczyć w aukcji osobiście, 
Sopocki Dom Aukcyjny może zrealizować pisemne zlecenie licytacji. W takim 
przypadku nieobecni licytujący powinni wypełnić formularz „Zlecenia licy-
tacji”, który można znaleźć w katalogu, na stronie internetowej Sopockiego 
Domu Aukcyjnego lub otrzymać w galeriach Sopockiego Domu Aukcyjnego. 
Kwoty wskazane przez licytującego w zleceniu licytacji nie powinny zawierać 
opłaty aukcyjnej i opłat dodatkowych, powinny być wyrażone w polskich 
złotych oraz zgodne z tabelą postąpień. Jeżeli podana kwota nie jest zgodna 
z kwotami w tabeli postąpień, zostanie ona obniżona. Aukcjoner nie akceptuje 
zlecenia licytacji, w którym nie ma wskazanej maksymalnej kwoty, do której 
Sopocki Dom Aukcyjny może zrealizować zlecenie. Sopocki Dom Aukcyjny 
dołoży starań, aby klient zakupił wybrany obiekt w możliwie jak najniższej 
cenie, nie niższej jednak niż cena gwarancyjna. Jeśli limit podany przez 
licytującego jest niższy niż cena gwarancyjna, a stanowi jednocześnie 
najwyższą ofertę, wówczas dochodzi do transakcji warunkowej. W przy-
padku dwóch lub większej liczby zleceń z takim samym limitem decyduje 
kolejność zgłoszeń. Wszystkie zlecenia licytacji wraz z fotokopią dokumentu 
tożsamości umożliwiającym weryfikację danych osobowych powinny być 
przesłane (pocztą, faxem bądź e-mailem) albo dostarczone osobiście do galerii 
Sopockiego Domu Aukcyjnego przynajmniej 24 godziny przed rozpoczęciem 
aukcji. Dostarczone później zlecenia mogą nie być zrealizowane.

3) �Od osób zainteresowanych licytacją przez telefon wymaga się zgłoszenia 
chęci licytacji telefonicznej poprzez wypełnienie formularza „zlecenie 
licytacji”, dostępnego w katalogu, na stronie internetowej Sopockiego 
Domu Aukcyjnego lub w galeriach Sopockiego Domu Aukcyjnego. Wszystkie 
zlecenia licytacji powinny być przesłane (pocztą, faxem, mailem) lub do-
starczone osobiście do galerii Sopockiego Domu Aukcyjnego przynajmniej 
24 godziny przed rozpoczęciem aukcji. Wymaga się również przesłania 
fotokopii dokumentu tożsamości w celu weryfikacji danych osobowych. 
Dostarczone później zlecenia mogą nie być zrealizowane. Licytacja 
telefoniczna może być nagrywana, złożenie zlecenia jest równoznaczne 
z wyrażeniem zgody na nagrywanie rozmowy telefonicznej. Na wypadek 
trudności z połączeniem telefonicznym licytujący może określić na zleceniu 
limit, do którego pracownik domu aukcyjnego będzie licytować pomimo 
braku połączenia. Jeśli żaden limit nie jest określony na zleceniu, pracownik 
domu aukcyjnego uznaje w takim wypadku, że klient oferuje przynajmniej 
cenę wywoławczą.

4) �Podczas licytacji, zarówno osobistej, telefonicznej, jak i za pośrednictwem 
pracownika Sopockiego Domu Aukcyjnego, licytujący bierze osobistą odpo-
wiedzialność za zapłatę za wylicytowane obiekty, co opisane jest dokładniej 
w paragrafie 3 punkcie 5 poniżej, chyba że przed rozpoczęciem aukcji 
zostało wyraźnie uzgodnione na piśmie z Sopockim Domem Aukcyjnym, że 
oferent jest pełnomocnikiem zidentyfikowanej osoby trzeciej akceptowalnej 
przez Sopocki Dom Aukcyjny.

5) �Usługa licytacji na podstawie zlecenia licytacji nie podlega żadnej opłacie. 
Sopocki Dom Aukcyjny zobowiązuje się dochować należytej staranności 

w realizacji zleceń, jednak nie ponosi odpowiedzialności za niezrealizowanie 
takich ofert, chyba że wina za brak realizacji zlecenia leży wyłącznie po 
stronie Sopockiego Domu Aukcyjnego.

4. PRZEBIEG AUKCJI
1) �Obiekty mogą być oferowane z zastrzeżeniem ceny gwarancyjnej, która jest 

poufną minimalną ceną sprzedaży uzgodnioną między Sopockim Domem 
Aukcyjnym i komitentem.

2) �Aukcjoner może w każdym momencie aukcji wycofać którykolwiek obiekt, 
ponownie zaoferować przedmiot do sprzedaży (również bezpośrednio po 
uderzeniu młotkiem) w razie zaistnienia błędu bądź sporu co do wyniku 
licytacji. W  powyższym przypadku aukcjoner może podjąć wszelkie 
działania, które uzna za stosowne i racjonalne. Jeżeli jakikolwiek spór co 
do wyniku licytacji powstanie po aukcji, wynik sprzedaży w ramach aukcji 
uznaje się za ostateczny.

3) �Aukcjoner rozpoczyna licytację i decyduje o wysokości kolejnych postąpień. 
W celu osiągnięcia ceny gwarancyjnej obiektu aukcjoner i pracownicy 
Sopockiego Domu Aukcyjnego mogą składać w  toku licytacji oferty 
w  imieniu komitenta bez wskazania, że czyni to w  imieniu komitenta, 
bądź to przez składanie następujących po sobie ofert licytacyjnych, bądź 
też oferty w odpowiedzi na oferty składane przez innych oferentów. Jeżeli 
nie ma żadnych ofert na dany obiekt, aukcjoner może uznać przedmiot 
za niesprzedany.

4) �Ceny na aukcji podawane są w polskich złotych i w tej walucie powinna 
być dokonana płatność.

5) �Licytujący, który zaoferował najwyższą kwotę zaakceptowaną przez au-
kcjonera, jest zwycięzcą licytacji. Uderzenie młotkiem przez aukcjonera 
oznacza akceptację najwyższej oferty i zawarcie umowy sprzedaży między 
Sopockim Domem Aukcyjnym a kupującym. Ryzyko i odpowiedzialność za 
obiekt przechodzący na własność kupującego opisane zostały w paragrafie 
6 poniżej.

6) �Każda poaukcyjna sprzedaż obiektów oferowanych na aukcji podlega 
również WARUNKOM SPRZEDAŻY AUKCYJNEJ oraz WARUNKOM 
POTWIERDZENIA AUTENTYCZNOŚCI.

5. CENA NABYCIA I OPŁATA AUKCYJNA
1) �Do kwoty wylicytowanej doliczana jest opłata aukcyjna oraz opłaty dodatko-

we wynikające z oznaczeń katalogowych obiektu. Opłata aukcyjna stanowi 
część końcowej ceny obiektu i naliczana jest degresywnie w zależności od 
kwoty wylicytowanej: do kwoty 100 000 złotych (włącznie) w wysokości 
18%, powyżej kwoty 100 000 złotych w wysokości 15%. Opłata aukcyjna 
obowiązuje również w sprzedaży poaukcyjnej.

2) �Jeśli nie uzgodniono inaczej, kupujący jest zobowiązany uiścić należność 
w terminie 14 dni od daty aukcji, niezależnie od uzyskania pozwolenia 
na eksport czy innych pozwoleń. Opłaty mają być uiszczone w polskich 
złotych gotówką, kartą lub przelewem bankowym:

	 a) �Sopocki Dom Aukcyjny akceptuje płatność kartami płatniczymi Master-
Card, VISA;

	 b) �Sopocki Dom Aukcyjny akceptuje płatność przelewem bankowym na 
konto galerii organizującej aukcję.

	� W tytule przelewu proszę podać nazwę aukcji, datę aukcji oraz numer 
obiektu.

3) �Własność zakupionego obiektu nie przejdzie na kupującego, dopóki Sopocki 
Dom Aukcyjny nie otrzyma pełnej ceny nabycia za obiekt, w tym opłaty 
aukcyjnej. Sopocki Dom Aukcyjny nie jest zobowiązana do przekazania 
obiektu kupującemu do chwili przeniesienia własności obiektu na kupują-
cego. Wcześniejsze przekazanie obiektu kupującemu nie jest równoznaczne 
z przeniesieniem prawa własności obiektu na kupującego ani zwolnieniem 
z obowiązku zapłaty przez niego ceny nabycia.

6. ODBIÓR ZAKUPU
1) �Odbiór wylicytowanych obiektów jest możliwy po dokonaniu wpłaty pełnej 

ceny nabycia oraz uregulowaniu innych płatności wobec Sopockiego Domu 
Aukcyjnego. Jak tylko nabywca spełni wszystkie wymagania, powinien 
skontaktować się z galerią Sopockiego Domu Aukcyjnego organizującą 
aukcję, aby umówić się na odbiór obiektu.

2) �Kupujący powinien odebrać zakupiony obiekt w  terminie 30 dni od 
daty aukcji. Po tym terminie Sopocki Dom Aukcyjny przesyła wszystkie 
wylicytowane obiekty do magazynu zewnętrznego, a kupujący obciążony 
zostanie kosztami transportu oraz magazynowania. Wielkość opłat będzie 
uzależniona od operatora magazynu oraz rodzaju i wielkości obiektu. 
Zaakceptowanie niniejszego regulaminu równoznaczne jest z  zaakcep-
towaniem regulaminu spółki magazynowej. Po upływie 30 dni od daty 
aukcji na kupującego przechodzi ryzyko utraty i uszkodzenia nieodebranego 
obiektu, a także ciężary związane z takim obiektem, w tym koszty jego 

WARUNKI  SPRZEDAŻY  AUKCYJNEJ

WARUNKI SPRZEDAŻY AUKCYJNEJ i WARUNKI POTWIERDZENIA AUTENTYCZNOŚCI przedstawione poniżej określają prawa i obowiązki 
licytujących i kupujących z jednej strony oraz Sopockiego Domu Aukcyjnego i komitentów z drugiej. Wszyscy potencjalni kupujący na aukcji 
powinni dokładnie przeczytać WARUNKI SPRZEDAŻYAUKCYJNEJ i WARUNKI POTWIERDZENIA AUTENTYCZNOŚCI, zanim przystąpią do licytacji.



ubezpieczenia. Sopocki Dom Aukcyjny odpowiada względem kupującego za 
szkody z tytułu straty lub uszkodzenia obiektu, jednak jedynie do wysokości 
ceny nabycia obiektu.

3) �Dla wygody kupującego Sopocki Dom Aukcyjny nieodpłatnie zapewnia 
podstawowe opakowanie obiektu umożliwiające jego odbiór osobisty. 
Na wyraźne życzenie kupującego Sopocki Dom Aukcyjny może pomóc 
w kontakcie z wyspecjalizowaną firmą zajmującą się pakowaniem i wysyłką 
dzieł sztuki. Każde takie zlecenie odbywa się na odpowiedzialność klienta, 
Sopocki Dom Aukcyjny nie bierze odpowiedzialności za nieprawidłowe 
wykonanie usług przez przewoźników bądź inne osoby trzecie. Jeżeli klient 
sam wybierze firmę transportową, jej przedstawiciel powinien skontaktować 
się telefonicznie z galerią Sopockiego Domu Aukcyjnego organizującą aukcję, 
przynajmniej 24 godziny przed planowanym odbiorem obiektu.

4) �Sopocki Dom Aukcyjny będzie wymagał okazania dowodu osobistego 
przed przekazaniem obiektu nabywcy bądź jego przedstawicielowi, który 
dodatkowo powinien posiadać pisemne upoważnienie od nabywcy.

7. BRAK PŁATNOŚCI
Bez uszczerbku dla innych praw sprzedający, w przypadku gdy nabywca 
nie uiści pełnej ceny nabycia za obiekt w terminie 14 dni od daty aukcji, 
Sopocki Dom Aukcyjny może zastosować jeden lub kilka z poniższych środków 
prawnych:
a)	�� przechować obiekt w galeriach Sopockiego Domu Aukcyjnego lub winnym 

miejscu na ryzyko i koszt klienta;
b)	� odstąpić od sprzedaży obiektu, zatrzymując dotychczasowe opłaty na 

poczet pokrycia szkód;
c)	� odrzucić zlecenie nabywcy w przyszłości lub zrealizować takie zlecenie 

pod warunkiem uiszczenia kaucji;
d)	� naliczać odsetki ustawowe w  wysokości 12% w  skali roku od dnia 

wymagalności płatności do dnia zapłaty pełnej ceny nabycia;
e)	� odsprzedać obiekt na aukcji lub prywatnie z estymacjami i ceną minimalną 

ustaloną przez Sopocki Dom Aukcyjny. Jeśli obiekt na drugiej aukcji sprzeda 
się za kwotę niższą niż cena nabycia, na której kupujący wylicytował obiekt, 
nabywca pozostający w zwłoce będzie zobowiązany do pokrycia różnicy 
wraz z kosztami przeprowadzenia dodatkowej aukcji;

f)	� wszcząć postępowanie sądowe przeciwko kupującemu w celu odzyskania 
zaległości;

g)	� potrącić należności nabywcy względem Sopockiego Domu Aukcyjnego 
z wierzytelności wobec tego nabywcy wynikających z innych transakcji;

h)	� podjąć wszelkie inne działania odpowiednie do zaistniałych okoliczności.

8. DANE OSOBOWE KLIENTA
W związku ze świadczonymi usługami oraz wymogami prawnymi związanymi 
z przeprowadzeniem aukcji Sopocki Dom Aukcyjny może wymagać od klien-
tów podania danych osobowych lub w niektórych przypadkach (np. w celu 
sprawdzenia wypłacalności, poświadczenia tożsamości klienta lub w celu 
uniknięcia fałszerstwa) pozyskać dane o kliencie od osób trzecich. Sopocki Dom 
Aukcyjny może również wykorzystać dane osobowe dostarczone przez klienta 
w celach marketingowych, dostarczając materiały o produktach, usługach bądź 
wydarzeniach organizowanych przez Sopocki Dom Aukcyjny. Zgadzając się na 
WARUNKI SPRZEDAŻY AUKCYJNEJ i podając dane osobowe, klienci zgadzają 
się, że Sopocki Dom Aukcyjny może wykorzystać te dane do ww. celów. Jeśli 
klient chciałby uzyskać więcej informacji o polityce prywatności, skorygować 
swoje dane lub zrezygnować z dalszej korespondencji marketingowej, prosimy 
o kontakt pod numerem 58 550 16 05.

9. OGRANICZENIE ODPOWIEDZIALNOŚCI
1)	� Sopocki Dom Aukcyjny wyłącza wszelkie gwarancje inne niż WARUNKI 

POTWIERDZENIA AUTENTYCZNOŚCI w najszerszym zakresie dopuszczo-
nym prawem.

2)	� Z zastrzeżeniem punktu 5 w paragrafie 9 całkowita odpowiedzialność 
Sopocki Dom Aukcyjny będzie ograniczona wyłącznie do ceny nabycia 
zapłaconej przez kupującego.

3)	� Sopocki Dom Aukcyjny nie jest odpowiedzialna za pomyłki słowne czy na 
piśmie w informacjach podanych klientom oraz nie ponosi odpowiedzial-
ności wobec żadnego licytującego za błędy w trakcie prowadzonej aukcji 
lub popełnione winnym zakresie związanym ze sprzedażą obiektu.

4)	� Z zastrzeżeniem punktu 5 w paragrafie 9 Sopocki Dom Aukcyjny nie bierze 
odpowiedzialności wobec kupującego za szkody przewyższające cenę 
nabycia, o której mowa w punkcie 1 paragrafie 9 powyżej, niezależnie 
czy taka szkoda jest charakteryzowana jako bezpośrednia, pośrednia, 
szczególna, przypadkowa czy następcza. Sopocki Dom Aukcyjny nie jest 
zobowiązany do zapłaty odsetek od ceny zakupu.

5)	� Żaden przepis w niniejszych WARUNKACH SPRZEDAŻY AUKCYJNEJ 
nie wyklucza lub nie ogranicza odpowiedzialności Sopockiego Domu 
Aukcyjnego wobec kupującego, wynikającej z  jakiegokolwiek oszustwa 
bądź świadomego wprowadzenia w błąd, lub z winy umyślnej.

10. PRAWA AUTORSKIE
1)	� Sprzedający nie przekazują wraz z obiektem prawa autorskiego ani prawa 

do reprodukowania obiektu.
2)	� Prawa autorskie do wszystkich zdjęć, ilustracji i  tekstów związanych 

z obiektem, sporządzonych przez lub dla Sopockiego Domu Aukcyjnego, 
włączając zawartość tego katalogu, stanowią własność Sopockiego Domu 
Aukcyjnego. Nie mogą być one wykorzystane przez kupującego ani inne 
osoby bez uprzedniej zgody pisemnej Sopockiego Domu Aukcyjnego.

11. POSTANOWIENIA OGÓLNE
1)	� Niniejsze WARUNIKI SPRZEDAŻY AUKCYJNEJ wraz późniejszymi zmia-

nami i uzupełnieniami, o których mowa w paragrafie 1 powyżej, oraz 
WARUNIKI POTWIERDZENIA AUTENTYCZNOŚCI wyczerpują całość praw 
i obowiązków pomiędzy stronami w odniesieniu do sprzedaży obiektu.

2)	� Wszelkie zawiadomienia powinny być kierowane na piśmie na adres Sopocki 
Dom Aukcyjny. Powiadomienia kierowane do klientów będą przesyłane na 
adres podany w ostatnim piśmie do Sopocki Dom Aukcyjny.

3)	� Jeśli jakiekolwiek z postanowień WARUNKÓW SPRZEDAŻY AUKCYJNEJ 
okazałoby się nieważne, bezskuteczne lub niemożliwe do zastosowania, 
pozostałe postanowienia będą nadal obowiązywać. Brak działania lub 
opóźnienie w wykonywaniu praw wynikających z WARUNKÓW SPRZEDAŻY 
AUKCYJNEJ nie oznacza zrzeczenia się praw lub zwolnienia z obowiązków 
ani nie uchyla obowiązywalności całości bądź części z  postanowień 
WARUNKÓW SPRZEDAŻY AUKCYJNEJ.

12. PRAWO OBOWIĄZUJĄCE
Prawa i obowiązki stron wynikające z niniejszych WARUNKÓW SPRZEDAŻY 
AUKCYJNEJ oraz WARUNKÓW POTWIERDZENIA AUTENTYCZNOŚCI, prze-
bieg aukcji i jakiekolwiek sprawy związane z powyższymi postanowieniami 
podlegają prawu polskiemu. Sopocki Dom Aukcyjny w szczególności zwraca 
uwagę na przepisy:
1)	� ustawy z dnia 23 lipca 2003 r. o ochronie zabytków i opiece nad zabytkami 

(Dz. U. Nr 162 poz. 1568, z późn.zm.) – wywóz określonych obiektów 
poza granice kraju wymaga zgody odpowiednich władz,

2)	� ustawy z dnia 21 listopada 1996 r. o muzeach (Dz. U. z 1997 r. Nr 5, 
poz.24, z późn. zm.) – muzea rejestrowane mają prawo pierwokupu zabytków 
bezpośrednio na aukcji za kwotę wylicytowaną powiększoną o opłatę aukcyjną,

3)	� ustawy z dnia 16 listopada 2000 r. o przeciwdziałaniu wprowadzaniu do 
obrotu finansowego wartości majątkowych pochodzących z nielegalnych 
lub nieujawnionych źródeł oraz o przeciwdziałaniu finansowaniu terroryzmu 
(Dz. U. z 2000r. Nr 116, poz.1216 z późn. zm.) – Dom Aukcyjny jest 
zobowiązany do zbierania danych osobowych nabywców dokonujących 
transakcji w kwocie powyżej 15 000 euro.

WARUNKI  POTWIERDZENIA  AUTENTYCZNOŚCI
Przez autentyczność obiektu rozumiemy właściwe podanie autorstwa obiektu 
i prawidłowe jego datowanie. Sopocki Dom Aukcyjny udziela gwarancji 
autentyczności obiektów zaprezentowanych w tym katalogu na okres 5 lat 
od daty sprzedaży przez Sopocki Dom Aukcyjny z poniższymi zastrzeżeniami:
1)	� Sopocki Dom Aukcyjny udziela gwarancji autentyczności obiektu jedynie 

bezpośredniemu nabywcy obiektu (konsumentowi). Powyższa gwarancja 
nie obejmuje:

	 a) �kolejnych właścicieli obiektu, włączając w to osoby, które nabyły od 
bezpośredniego nabywcy obiekt odpłatnie, w drodze darowizny lub 
dziedziczenia;

	 b) �obiektu, co do którego trwa spór o autorstwo;
	 c) �obiektu, którego autorstwo jest jedynie domniemane, co w katalogu 

i na certyfikacie oznaczone jest następującymi zapisami: brak dat życia 
po imieniu i nazwisku artysty, nazwisko artysty poprzedzone jedynie 
inicjałem imienia, znak zapytania w nawiasie lub bez nawiasu („? ” 
lub „ (?)”) po nazwisku artysty, przed lub po imieniu i nazwisku artysty 
określenia: „przypisywany/e/a”, „Attributed” lub skrót „Attrib.”;

	 d) �obiektu powstałego w bliżej lub szerzej rozumianym kręgu oddziaływania 

stylu danego artysty, co w katalogu i na certyfikacie oznaczone jest 
użyciem przed lub po imieniu i nazwisku artysty jednego z następujących 
określeń: „krąg”, „szkoła” bądź „naśladowca”;

	 e) �obiektu, którego określenie autorstwa było zgodne z ogólnie przyjętą 
opinią specjalistów, uczonych i innych ekspertów;

	  f) �obiektu, w przypadku którego podana w katalogu roczna data powstania 
różni się od faktycznej o mniej niż 15 lat;

	 g) �obiektu, w przypadku którego w datowaniu pojawiło się prawidłowe 
określenie stulecia, natomiast nieprawidłowe określenie części tego 
stulecia (połowy lub ćwierci);

	 h) �obiektów z XX w., XIX w. i starszych, w przypadku których faktycznie 
stwierdzone datowanie różni się w stosunku do podanego w katalogu „na 
korzyść” obiektu, tj. obiekt okazał się starszy, niż było to podane w opisie;

	  i) �obiektu, którego opis i datowanie zostały uznane za niedokładne przy użyciu 
metod naukowych lub testów, które nie były ogólnie przyjęte w czasie wy-
dawania tego katalogu bądź w tamtym czasie były uznawane za nadmiernie 
kosztowne lub niewykonalne, albo według wszelkiego prawdopodobieństwa 
mogłyby spowodować uszkodzenia lub utratę wartości obiektu.
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Szanowni Klienci, zachęcamy do składania pisemnych ofert w celu wzięcia udziału w aukcji. Możliwa jest także licytacja telefoniczna. Prosimy 
czytelnie wypełnić kartę zlecania i dostarczyć ją (osobiście, pocztą, przesłać faksem: 58 341 54 56 lub e-mailem: modern@sda.pl) do siedziby 
SDA nie później niż 24 godziny przed rozpoczęciem licytacji. Płatność za wylicytowane prace można uregulować gotówką lub kartą w galerii oraz 
przelewem: Pekao S.A. I O/Gdańsk 73 1240 1242 1111 0000 1587 0894

Imię i nazwisko ______________________________________________________________________________________________________�

Dokładny adres ______________________________________________________________________________________________________�

Telefon, fax, e-mail  ______________________________________________________________________________________________________

NIP (dla firm) ____________________________________ Numer dokumentu tożsamości ____________________________________________     

Przed przyjęciem zlecenia licytacji pracownik Domu Aukcyjnego ma prawo prosić o podanie pełnych danych osobowych oraz o dokument 
potwierdzający tożsamość osoby rejestrowanej (dowód osobisty, paszport, prawo jazdy; w przypadku zleceń przesyłanych e-mailem, pocztą lub 
faksem: w formie kserokopii lub skanu takiego dokumentu).

Proszę o licytację następujących pozycji:

Nr pozycji
w katalogu Autor, tytuł Maksymalna oferowana kwota

lub licytacja telefoniczna

Zlecenie licytacji z limitem
SDA będzie reprezentował w licytacji Nabywcę do podanej kwoty, gwarantując jednocześnie nabycie obiektu za najniższą możliwą kwotę. 
Zgadzam się na jedno postąpienie w górę w przypadku wystąpienia innego zlecenia o tej samej wysokości: Tak  Nie                 

Zlecenie telefoniczne
W przypadku zlecenia licytacji telefonicznej prosimy o podanie numeru telefonu aktualnego w czasie aukcji. Pracownicy SDA połączą się z Państwem 
chwilę przed rozpoczęciem licytacji wybranych obiektów. Dom Aukcyjny nie ponosi odpowiedzialności za brak możliwości wzięcia udziału w licytacji 
telefonicznej w przypadku problemów z uzyskaniem połączenia z podanym numerem.

Numer Państwa telefonu do licytacji  _________________________________________________________

Ja niżej podpisany/a oświadczam, że:
1) �zapoznałem/-am się i akceptuję WARUNKI SPRZEDAŻY AUKCYJNEJ i WARUNKI AUTENTYCZNOŚCI Sopockiego Domu Aukcyjnego opublikowane 

w katalogu aukcyjnym,
2) �zobowiązuję si ę do zrealizowania zawartych transakcji zgodnie z niniejszymi WARUNKAMI, w szczególności do zapłacenia wylicytowanej kwoty 

powiększonej o opłatę aukcyjną w terminie 14 dni od daty aukcji,
3) �wszelkie dane zawarte w niniejszym formularzu są prawdziwe i zgodne z moją najlepszą wiedzą. W przypadku zatajenia lub podania nieprawdziwych 

danych Sopocki Dom Aukcyjny nie ponosi odpowiedzialności,
4) �wyrażam zgodę na przetwarzanie moich danych osobowych w celach koniecznych do realizacji niniejszego zlecenia, zgodnie z ustawą 

z 29.08.1997 r. o ochronie danych osobowych, przez Sopocki Dom Aukcyjny, 
5) �wyrażam zgodę na przetwarzanie moich danych osobowych w celach marketingowych oraz na przesyłanie katalogów wydawanych przez 

Sopocki Dom Aukcyjny, a także przesyłanie drogą elektroniczną informacji handlowych, zgodnie z ustawą z 29.08.1997 r. o ochronie danych 
osobowych, przez Sopocki Dom Aukcyjny, 

6) �zostałem poinformowany/-a, że administratorem moich danych osobowych jest Sopocki Dom Aukcyjny Sp. z o.o.  oraz że przysługuje mi prawo 
wglądu do treści moich danych oraz prawo do ich poprawienia,

7) �zostałem poinformowany, że dane osobowe podane w niniejszym formularzu nie będą nikomu udostępniane, z wyjątkiem wypadków obowiązkowego 
udzielania informacji określonych w przepisach ustaw.

_________________________________ � ________________________ 

               Imię i nazwisko					                                                                             data, podpis



Targi sztuki ArtBasel Miami Beach, 2014 

Je� Koons, Gagosian Gallery, ArtBasel 2016
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Achtelik Lena | 18

Andrzejewska Natalia | 10

Arabska Sandra | 50

Bakalarz Adam | 15

Baśnik Paweł | 3

Borcz Rafał | 40

Cosma Damian | 34

Czurakowska Michalina | 27

Dreścik Magdalena | 42

Dydo Mariusz | 36

Dyjewska Katarzyna | 23

Gołębiowska Katarzyna | 39

Gruszczyński Filip | 12

Herc Ilona | 49

Hul Edyta | 8

Jacek Łukasz | 53

Karasińska Natalia | 17

Kirzanowska-Osińska Agnieszka | 28

Kołacka Anna | 2

Kołodziejczyk Tomasz | 44

Kołtan Katarzyna | 29

Korybut-Daszkiewicz Agnieszka | 19

Kosin Juliusz | 41

Kossakowski Piotr | 26

Kozieł Urszula | 21

Kubiak Michał | 52

Ledóchowski Franciszek | 20

Lenart Marlena | 25

Lewandowski Juliusz | 47

Mackiewicz Maciej | 43

Maliborski Mateusz | 4

Marchewka Monika | 9

Mistak Tomasz | 48

Moshnikova Veronika | 24

Murawska Beata | 46

Nadolle Marta | 51

Nikić Ivo | 6

Nowicki Krzysztof | 11

Patelczyk Łukasz | 22

Pela Magdalena | 5

Piętka Krzysztof | 16

Piotrowski Grzegorz L. | 31

Rapsa Krzysztof | 54

Rozmarynowicz Daria | 30

Ruciak Sonia | 35

Rybiński Michał | 33

Ryndak Tomasz | 38

Sokolovski Krzysztof | 32

Sowiak Radosław | 14

Świątczak-Pjanka Klaudia | 45

Świątecki Bartosz | 7

Tekieli Urszula | 37

Węgrzyn Michał | 13

Zielaskowska Gossia | 1

INDEKS

        Przygotowanie aukcji: Dilan Abdulla, Katarzyna Dąbrowska, Dorota Kulawczuk-Szostek

Opracowanie katalogu: Dilan Abdulla, Katarzyna Dąbrowska, Dorota Kulawczuk-Szostek

                            Zdjęcia: z archiwum artystów, Jarosław Nienartowicz, Łukasz Łoboda

                       Opracowanie graficzne: Jędrzej Łoś, Activa Studio 

                                               Druk: ArtDruk Zakład Poligraficzny, Kobyłka

SOPOT
GALERIA  
SZTUKI DAWNEJ
ul. Boh. Monte Cassino 43
81-768 Sopot
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GALERIA  
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WSZYSTKIE CENY WYWOŁAWCZE 500 ZŁ

WYSTAWA PRZEDAUKCYJNA OD 23 LUTEGO 2017 R.

młodasztuka

Hanna Rozpara, Kokony, 2016

akryl, lakier, płótno, 70 × 70 cm, sygn. p.d.: Hanna Rozpara 2016 oraz na odwrocie



IS
BN

 9
78

-8
3-

65
72

3-
10

-9

cena: 20 zł z VAT 5%

6 
A

U
KC

JA
 S

ZT
U

K
I X

X
I W

IE
KU

 (
1/

20
17

)




