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tomasz
dziewicki
Kierownik Działu
Sztuka Dawna
t.dziewicki@desa.pl
22 163 66 46
735 208 999

iza
rusiniak
Dyrektor Departamentu
Projektów Aukcyjnych
i.rusiniak@desa.pl
22 163 66 40
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artur 
dumanowski
Zastępca Dyrektora 
Departamentu Projektów 
Aukcyjnych
a.dumanowski@desa.pl
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cezary
lisowski
Starszy Specjalista
Sztuka Użytkowa, Design
c.lisowski@desa.pl
22 163 66 51
788 269 908
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koŁtunick a
Specjalista
Sztuka Młoda i Najnowsza
k.koltunicka@desa.pl
22 163 66 43
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aGata
matusiel aŃsk a
Specjalista
Sztuka Współczesna
a.matusielanska@desa.pl
22 163 66 50
539 546 699
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Kierownik Działu  
Projekty Specjalne
j.materna@desa.pl
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Starszy Specjalista
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lewicki
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Asystent
Sztuka Współczesna
a.sznajder@desa.pl
22 163 66 45 
502 994 177
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adamczyk
Asystent
Sztuka Dawna
p.adamczyk@desa.pl
22 163 66 14
532 759 980

anna  
kowalsk a
Asystent
Sztuka Współczesna
a.kowalska@desa.pl
22 163 66 55
539 196 531

micHaŁ  
szarek
Asystent
Sztuka Dawna
m.szarek@desa.pl
22 163 66 53 
787 094 345
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judyta 
ma jkowsk a 
Asystent 
Sztuka Użytkowa 
j.majkowska@desa.pl 
787 923 202
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paweŁ
woŁyniak
Asystent ds. obiektów
p.wolyniak@desa.pl
22 163 66 21
506 251 934

k arolina
śliwiŃsk a
Kierownik Działu
k.sliwinska@desa.pl
22 163 66 21
795 121 575

paweŁ
wątroba
Specjalista ds. obiektów
p.watroba@desa.pl
22 163 66 21
514 446 849

marcin
koniak
Kierownik Działu 
m.koniak@desa.pl
22 163 66 74
664 981 456

marlena
talunas
Fotoedytor
m.talunas@desa.pl
22 163 66 75
795 122 717

paweŁ
bobrowski
Fotograf
p.bobrowski@desa.pl
22 163 66 75

b i u r o  o b s Ł u G i  k l i e n ta
poniedziałek – piątek 11:00 – 19:00, sobota 11:00 – 16:00, tel. (22) 163 66 00, bok@desa.pl

maGdalena
oŁtarzewsk a
Asystent ds. rozliczeń
m.oltarzewska@desa.pl
22 163 66 03
506 252 044

kora
kulikowsk a
Specjalista ds. rozliczeń
k.kulikowska@desa.pl
22 163 66 06
788 262 366

micHalina
komorowsk a
Asystent
m.komorowska@desa.pl
22 163 66 20
882 350 575

urszul a
przepiórk a
Dyrektor Działu
u.przepiorka@desa.pl
22 163 66 01
795 121 569

anna 
auGust ynowicz
Specjalista ds. rozliczeń
a.augustynowicz@desa.pl
22 163 66 09
664 150 867

aGata szkup
Dyrektor Departamentu 
Sprzedaży
a.szkup@desa.pl
22 163 67 01
692 138 853

aleksandra
Łuk aszewsk a
Doradca Klienta
a.lukaszewska@desa.pl
22 163 67 05
664 981 465

k arolina 
cies ielsk a
Doradca Klienta
k.ciesielska@desa.pl
22 163 67 12
668 135 447

jadwiGa
beck
Doradca Klienta
j.beck@desa.pl
795 122 720

micHaŁ bolk a
Doradca Klienta
m.bolka@desa.pl
22 163 67 03
664 981 449

maŁGorzata 
nitner
Zastępca Dyrektora  
Departamentu Sprzedaży
m.nitner@desa.pl
22 163 67 02
514 446 892

ma ja
lip iec
Doradca Klienta
m.lipiec@desa.pl
22 163 67 07
538 647 637

kinGa 
walkowiak 
Doradca Klienta
k.walkowiak@desa.pl
795 121 574

marta
lis iak
Doradca Klienta
m.lisiak@desa.pl
22 163 67 04
788 265 344

tomasz  
w ysocki
Doradca Klienta 
t.wysocki@desa.pl
664 981 450

kinGa 
jakubowsk a
Doradca Klienta
k.jakubowska@desa.pl
698 668 221

teresa  
soldenHoFF
Doradca Klienta 
t.soldenhoff@desa.pl
506 251 833

aleksandra
k asprzyŃsk a
Doradca Klienta
a.kasprzynska@desa.pl 
506 252 031

just yna  
pŁociŃsk a
Asystent
j.plocinska@desa.pl
22 163 66 03
538 977 515
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aneta Grzeszykowska  
1974

bez tytułu #18, z cyklu: "portrety", 2006 
 
C-print/papier fotograficzny, dibond, plexi, 82 x 64,5 cm 
sygnowany, datowany i opisany na odwrociu:  
'Bez tytułu 18 | 2006 | 3/5 | Aneta Grzeszykowska' 
ed. 3/5

estymacja: 
7 000 - 12 000 pln  
1 600 - 2 700 EUR 
 
w y s ta w i a n y : 
Aneta Grzeszykowska, Nowe Prace, Galeria Raster, Warszawa 04.02-18.03.2006 
Aneta Grzeszykowska, Portrety, Miesiąc Fotografii w Krakowie, Kraków 05-31.05.2007 
 
p o c H o d z e n i e : 
Galeria Raster, Warszawa 
prywatna kolekcja, Polska
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Aneta Grzeszykowska



sztuka nowych mediów, a zwłaszcza fotografia, to główna forma wyrazu 
wybierana przez anetę Grzeszykowską tworzącą zarówno indywidualnie, jak 
i w duecie z artystą janem smagą. już we wczesnych latach po roku 2000 
duet artystów mocno skupił się na fotografii, w intymny sposób uwieczniając 
widok ich wspólnej, domowej przestrzeni widzianej z lotu ptaka. dopiero od 
około 2005 w twórczości Grzeszykowskiej wyróżnia się jeden dominujący 
temat – przedstawienia postaci, często portrety artystki lub członków jej 
rodziny, zwłaszcza dzieci. są to prawie zawsze wizerunki noszące ślady cyfrowej 
manipulacji, która czasem ma jedynie łagodny, estetyzujący wymiar osiągany 
poprzez wyostrzenie balansu kolorów, a innym razem jest naniesieniem cyfrowej 
„maski” sprawiającej, iż ludzka twarz zyskuje fikcyjny, niemal sztuczny charakter. 
dzieło „#18” pochodzi z serii prac powstałych w 2005-2006 pt. „portrety”, 
w której wizerunki przedstawionych osób zostały całkowicie spreparowane 
przez artystkę na potrzeby projektu przy pomocy programów graficznych. 
Grzeszykowska wykreowała swoich bohaterów poprzez nanoszenie na siebie 
i modyfikowanie znalezionych zdjęć, uzyskując przekonujący efekt nawiązujący 
w swej idei do prac niemieckiego fotografa thomasa ruffa. seria trzech 
fotografii dzieci („#16”, „#17”, „#18”), do której należy dzieło, stanowi najbardziej 
przekonujący przykład niepokojącej gry, którą konsekwentnie podejmuje artystka 
w swojej twórczości. „chciałam, żeby ci ludzie byli na tyle wiarygodni, byśmy, 
dowiadując się, że oni nie istnieją, zaczynali wątpić w siebie” – mówi o cyklu 
Grzeszykowska. dzieło „#18” stanowi doskonałe preludium dla późniejszych prac 
Grzeszykowskiej, w których wizerunki dzieci, tym razem własnej córki, odgrywają 
kluczową rolę, stanowiąc inspirację dla szmacianych a nie fotograficznych 
przedstawień.

„Niepokoją oczy skonstruowanych postaci –  
za bardzo się błyszczą, przyciągają uwagę.  
Być może właśnie w ten sposób – przyciągając 
wzrok ku wyrazistym oczom – artystka chce 
nawiązać relację z odbiorcą i wzbudzić jego 
zaufanie. Innym zabiegiem mającym na 
celu uwiarygodnienie jej prac, jest staranne 
dopracowanie cech wyglądu zewnętrznego tych 
nieistniejących postaci – im więcej szczegółów, 
takich jak kolczyki, tym naturalniejsze wydają  
się twarze”.
e w e l i n a  m y k i c k a



agnieszka polska  
1985

"obiekty", 2008 
 
C-Print/papier fotograficzny 
#1 – 18 x 24 cm 
#2 – 19,9 x 29,8 cm 
#3 – 23,8 x 15,3 cm 
#4 – 17,9 x 23,8 cm 
#5 – 23,8 x 17,9 cm 
#6 – 24,8 x 24,9 cm 
#7 – 15,7 x 23,9 cm 
#8 – 28,8 x 24,9 cm 
#9 – 37,7 x 24,9 cm 
#10 – 29,8 x 19,7 cm 
#11 – 24,9 x 37,7 cm 
#12 – 24 x 29,9 cm 
#13 – 14,4 x 29,9 cm 
sygnowany, datowany, numerowany i opisany na odwrociu każdej części:  
'Agnieszka Polska "Obiekt [kolejny numer]" 2008 4/5 | Polska' 
ed. 4/5 
Inny egzemplarz pracy w "Kolekcji II" Galerii Arsenał w Białymstoku.

estymacja: 
30 000 - 40 000 pln  
6 600 - 8 700 EUR 
 
w y s ta w i a n y : 
por. Zbiory Wspólne, Galeria Arsenał, Białystok, 29.03-03.05.2015 
por. To nic ważnego. To tylko sztuka, Galeria Arsenał, Białystok, 03.08-29.10.2012  
 
p o c H o d z e n i e : 
Galeria Żak-Branicka, Berlin, Niemcy 
kolekcja prywatna, Polska
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agnieszka polska jest jedną z najmłodszych przedstawicielek 
pokolenia artystów, których czasy rozwoju i dojrzałej twórczości 
przypadają na przełomowe lata po 1989. artystka tworzy przede 
wszystkim wideo i fotografie, które przez wielu są utożsamiane ze 
sztuką przemiany ustrojowej, samoświadomej i chętnie odgrywającej 
rolę mechanizmu retrospekcji i krytyki społecznej. prace polskiej na 
poziomie konceptualnym rozpoczynają się w momencie odnalezienia 
przez artystkę archiwalnych materiałów w postaci fotografii lub 
rolek filmowych, które następnie, w kolejnych etapach twórczych, 
są poddawane wielu artystycznym ingerencjom (takich jak chociażby 
zmiana strojów dokumentowanych postaci lub zamazanie ich twarzy), 
co pozwala autorce na nadanie nowej sfery znaczeniowej obiektom, 
które w przeciwnym wypadku miałyby charakter czysto historyczny. 
ów język twórczy wykształcił się w pracy artystki około 2008-2009, 
kiedy to powstały m.in. prace takie jak: „Ćwiczenia korekcyjne” 
(2008), „kalendarz” (2009) i „obiekty” (2008).  
 

ta ostatnia praca powstała na bazie kolażowego zestawienia dwunastu 
czarno-białych fotografii zaaranżowanych dookoła wizerunku 
półnagiej kobiety, której tors wyrasta z porośniętej trawą polany. 
to właśnie w przypadku centralnej fotografii ingerencje polskiej są 
najbardziej widoczne – pozostałe z nich, stanowiące fotograficzne 
obramowanie, zostały edytowane na subtelne sposoby – poprzez 
celowe zagęszczenie kompozycji fotografii, zamazanie rysów twarzy 
bądź przeniesienie architektonicznej bryły w nieprzystającą do niej 
przestrzeń krajobrazu. kluczowy dla wczesnego stylu polskiej jest więc 
detal, który z jednej strony miewa czasem charakter niemal komiczny, 
a z drugiej wprowadza wrażenie surrealistycznego niepokoju. wczesne 
prace z przełomu 2008 i 2009 stanowią wstęp do późniejszych 
artystycznych eksperymentów z ruchomym obrazem i animacją, 
za pomocą których polska ugruntowała swój język niepokojącego 
surrealizmu.





„‘Obiekty’ niepokoją i zaburzają percepcję 
widza, pomimo że artystka nie podważa 
formuły wykorzystanych zdjęć – schematu 
gazetowej ilustracji. Nie dostrzeżemy śladów 
jej ingerencji, nie narusza ona bowiem 
integralności fotografii. Snując oniryczną 
wizję, Polska najpierw burzy zastany porządek, 
a potem buduje go na nowo. Znalezione 
fotografie ujawniają z kolei drzemiący w nich 
potencjał, okazują się repozytorium ukrytych 
fabuł i sytuacji, które czekają na to, by 
mogły zaistnieć, tracąc przy tym pierwotny, 
dokumentalny charakter”.
i z a b e l a  k o pa n i a







„‘Obiekty’ prowokują do zadania pytania o to, czym w istocie 
są – starym zdjęciem czy dziełem sztuki – budząc jednocześnie 
wątpliwości, czy przedstawiony na nich świat jest światem 
realnym, czy też w pełni przekonującą kreacją. Powyższe kwestie 
dotykają sedna koncepcji prac Polskiej, jej rozważań na temat dzieł 
sztuki oraz sposobu ich postrzegania, warunkowanego wiedzą 
i doświadczeniem”.
i z a b e l a  k o pa n i a

wystawa „zbiory wspólne”, białystok, 2015. dzięki uprzejmości Galerii arsenał w białymstoku, fot. maciej zaniewski



rafał bujnowski 
1974

autoportret, 2004 
 
odbitka żelatynowo-srebrowa/papier fotograficzny, 5 x 5 cm (x3) 
sygnowany, datowany i numerowany na kopercie: '47/50 / Buj / 04' 
ed. 47/50

estymacja: 
700 - 1 000 pln  
200 - 300 EUR
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Rafał Bujnowski to artysta przede wszystkim skupiony na malarstwie. 
Podobnie jak artyści z jego pokolenia, zwłaszcza Wilhelm Sasnal i Marcin 
Maciejowski, Bujnowski sięga przede wszystkim po inspiracje zaczerpnięte 
z życia codziennego („Cytryny”, 2002; „Cegły”, 1999-2002), czasami tworząc 
repliki otaczających go przedmiotów, absurdalnie obszerne serie o tej 
samej tematyce („Kaseta VHS”, 2000) lub instruktażowe obrazy („Schemat 
malowania papieża”, 2001). Tryptyk autoportretów z 2004 to fotograficzna 
odbitka namalowanej przez artystę wcześniej serii autoportretów, która 
wpisuje się w znany z serii „Cegły” i „Kaseta VHS” motyw powielania tego 
samego motywu. Tym razem, zamiast ukazania banalnego przedmiotu, 
Bujnowski sięga po naturalnie najbliższy każdemu artyście wizerunek – jego 
własny. Tworząc zestawienie trzech pozornie identycznych autoportretów, 
artysta bawi się rozpoczętą przez siebie konwencją uporczywej 

powtarzalności, obnażając wszechobecność własnego wizerunku 
i posługując się nim w celu zwrócenia uwagi na konceptualne podstawy 
sztuki współczesnej. Miniaturowy format pracy nawiązuje do wymiarów 
paska identycznych fotografii otrzymywanych w maszynach fotograficznych 
w celu „wyprodukowania” własnego wizerunku na potrzeby formalne, takie 
jak otrzymanie niezbędnych dokumentów. W projekcie „Visa Portrait” 
z tego samego roku Bujnowski wykorzystał podobny pasek fotografii 
w celu przewrotnego umieszczenia skanu obrazu swojej twarzy zamiast 
faktycznego zdjęcia, niezbędnego do ubiegania się o wizę amerykańską, 
której wtedy potrzebował. Tym samym zademonstrował absurdalne luki 
i nieścisłości pozwalające na obejście z pozoru bardzo surowych reguł 
prawnych regulujących procedury bezpieczeństwa i dokumentację w dobie 
terroryzmu.





piotr uklański 
1968

"naziści" (41 części), 1999 
 
C-Print/pianka Syntra, papier fotograficzny, 35,5 x 25,5 cm (wymiary każdej pracy) 
na każdej części nalepka z opisem:  
'PIOTR UKLANSKI | The Nazis, 1999 | c-prints, montued on Board, |  
41parts, each 14 x 10 inches | PU 100. 02 A' 
Inny egzemplarz pracy w kolekcji: 
The Metropolitan Museum of Art, Nowy Jork, USA 
ed. 6/10

estymacja: 
600 000 - 800 000 pln  
130 200 - 173 600 EUR 
 
w y s ta w i a n y : 
por. Piotr Uklanski, The Nazis, Photographer's Gallery, Londyn, 1999 
por. Piotr Uklański, Naziści, Zachęta Państwowa Galeria Sztuki, Warszawa 30.10-03.12.2000 
por. Mirroring Evil: Nazi Imagery/Recent Art, Jewish Museum, Nowy Jork marzec-czerwiec 2002 
por. After Images: Kunst Als Soziales Gedächtnis, Neues Museum Weserburg, Brema czerwiec-październik 2004 
por. Piotr Uklański, Czterdzieści i cztery, Zachęta – Narodowa Galeria Sztuki, Warszawa 11.12.2012-17.02.2013 
 
l i t e r at u r a : 
por. P. Frey, Piotr Uklanski: The Nazis, Zurich i Nowy Jork, 1999 
por. P. Uklanski and R. Biuro, eds., Earth, Wind and Fire, Bazylea, 2004, ss. 122-123 
por. A. Lindemann, Collecting Contemporary, Kolonia, 2006, s. 132
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„Jeśli urodziliśmy się po wojnie, jeśli nie przeglądamy zdjęć 
archiwalnych dotyczących wojny, w zasadzie nie wiemy jak 
wyglądali naziści. Albo inaczej – wiemy, ale jest to wiedza 
zapożyczona przede wszystkim poprzez kulturę popularną. 
To z niej wyłania się obraz nazisty, w potocznym kojarzeniu 
– zbrodniarza, bestii, człowieka pozbawionego uczuć, 
zwyrodniałego, a zarazem w sensie wizualnym – mężczyzny 
przystojnego i uwodzicielskiego.  
Uklański wybierając te wizerunki chciał zmusić widzów do 
zastanowienia, na ile kultura popularna powtarza pewne klisze, 
na przykład na temat zdrowego, silnego ciała – klisze, które 
były przecież produkowane w dyskursie III Rzeszy”.
i z a b e l a  k o w a l c z y k





wystawa piotra uklańskiego w zachęcie, 09.12.2012 warszawa 
fot. bartosz bobkowski / agencja Gazeta



„piotr uklański. czterdzieści i cztery”, widok wystawy w zachęcie – narodowej Galerii sztuki, 11.12.2012-17.02.2013, fot. m. krzyżanek, cc by-sa



„Naziści” (1998) Piotra Uklańskiego to jedna z najbardziej kontrowersyjnych prac polskiej sztuki współczesnej. 
Zestawienie 165 kolorowych i czarno-białych fotografii czerpało inspirację z szerokiego przekroju polskich 
i zagranicznych filmów, w których aktorzy wcielali się w role nazistów. „Naziści” zostali po raz pierwszy 
pokazani w Londynie w 1998 w Photographers Gallery, słynnej galerii specjalizującej się w wystawach 
fotografii, ale dopiero wystawa w Zachęcie dwa lata później, w 2000, trwale ukształtowała interpretację 
dzieła w polskiej świadomości zbiorowej. Wśród fotografii składających się na „Nazistów” znajduje się zdjęcie 
Daniela Olbrychskiego pochodzące z filmu „Jedni i drudzy” Claude’a Leloucha, co sprowokowało aktora do 
publicznego zniszczenia swojego wizerunku wykorzystanego przez Uklańskiego. Posługując się szablą Kmicica 
(która była rekwizytem w „Potopie” z 1974), Olbrychski pociął także, na prośbę zainteresowanych, wizerunki 
Jana Englerta, Stanisława Mikulskiego i Jeana-Paula Belmondo, zachęcając telewizję do uwiecznienia 
tego momentu, który od tamtej pory, razem z „Pasją” Doroty Nieznalskiej symbolizuje przełomową chwilę 
w sporze między wolnością artystycznej ekspresji a obrazą uczuć religijnych. Stach Szabałowski postrzega 
pracę Uklańskiego jako przykład sztuki czysto postmodernistycznej – z jednej strony artysta w oczywisty 
sposób sięga po obrazy szczególnie prowokujące, ale istota jego prowokacji nie sprowadza się do 
wykorzystania kontrowersyjnego wizerunku, ale do obnażenia wszechobecności tych obrazów w popkulturze. 
Atak Olbrychskiego, argumentuje Szabłowski, pokazuje faktyczne niezrozumienie zamiarów artysty, który 
za cel obiera machinę masowej kultury, a nie obrazę uczuć indywidualnego widza. Zdaniem Szabłowskiego 
swoją postawą Olbrychski „nieświadomie skonstruował nośną metaforę – wprowadził na scenę figurę 
tradycyjnej polskości, postać sarmaty, który narodowym a zarazem archaicznym orężem walczy z obrazami 
nowej kultury” (Stach Szabłowski, „Sarmata kontra ‘Naziści’. Zniszczenie wystawy Piotra Uklańskiego ‘Naziści’ 
przez Daniela Olbrychskiego”, Narodowe Centrum Kultury). 

Uklański czyni „Nazistów” nawet bardziej skomplikowanym dziełem niż sugeruje Szabłowski. Wykorzystane 
przez artystę wizerunki mężczyzn w militarnych uniformach pochodzą z amerykańskich i europejskich filmów 
powstałych na przestrzeni ostatnich 50 lat. Jednak nie wszyscy „Naziści” są historycznie osadzeni w realiach 
II wojny światowej. Wyjątkiem jest, jak pisze Jennifer Higgie, Eric von Stroheim, którego wizerunek  
z La Grande Illusion z 1937). W tym filmie von Stroheim gra niemieckiego majora z czasu I wojny światowej. 
Jednak takie pojedyncze wizerunki łatwo uchodzą uwadze widza, co uwidacznia kompleksowość krytyki 
popkultury podejmowanej przez Uklańskiego. W historii polskiej sztuki „Naziści” zajmują miejsce tym 
bardziej szczególne, że wpisują się w te same krytyczne założenia, którymi rządzą się inne wybitnie 
kontrowersyjne, i podejmujące dialog z moralnym podejściem do historii i jej popkulturowymi wyrazami, 
prace, jak „Obóz koncentracyjny Lego” Zbigniewa Libery z 1996. W polskim kontekście, dzieła Uklańskiego 
zdają się stać w opozycji do wieloletniej i ugruntowanej tradycji upamiętniania ofiar zagłady i prywatnych 
przeżyć Holocaustu, do której zaliczają się prace takich artystów, jak chociażby Alina Szapocznikow i Józef 
Szajna. W rzeczywistości, Uklański nie usiłuje walczyć z tradycją moralnego podejścia do historii, a jedynie 
eksponować pewien dysonans pomiędzy rozumieniem historii jako moralnie obciążonego dziedzictwa 
narodowego, a jej powierzchownym traktowaniem w kulturze masowej. 

Powstało 10 edycji „Nazistów”, jedna z nich znajduje się w prestiżowej kolekcji Metropolitan Museum 
w Nowym Jorku. „Naziści” pojawili się też na aukcjach w Phillips i Sotheby’s.



„piotr uklański. czterdzieści i cztery”, widok wystawy w zachęcie – narodowej Galerii sztuki, 11.12.2012-17.02.2013, fot. m. krzyżanek, cc by-sa



„Portret nazisty w kulturze masowej jest najbardziej wyrazistym  
okazem przekłamania prawdy o historii, o ludziach. Jest to  
dla mnie tym bardziej ważne, że to główne źródło informacji  
o tamtych czasach, dla wielu jedyne”.
p i o t r  u k l a Ń s k i



piotr uklański na tle fragmentu wystawy „czterdzieści i cztery” w warszawie – narodowej Galerii sztuki w warszawie, 10.12.2012, fot. rafał Guz / pap



piotr janas  
1970

bez tytułu, 2013 
 
olej/płótno, 248 x 148 cm 
sygnowany i datowany na odwrociu: 'PIOTR JANAS | JANAS 5 | 2013'

estymacja: 
35 000 - 45 000 pln  
7 600 - 9 800 EUR 
 
w y s ta w i a n y : 
Piotr Janas, Bortolami Gallery, New York 27.06-30.08.2013
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„Gdyby prace Janasa nie były podpisane, można by 
go łatwo wziąć za zapomnianego surrealistę z lat 40., 
jednego z tych mrocznych wizjonerów, którzy opuścili 
świat rozpoznawalnych przedstawień, by zagłębić się 
w obszary wyobraźni”.
s ta c H  s z a b Ł o w s k i







Prace Piotra Janasa cechuje po pierwsze zakorzenienie w tradycji malarstwa 
wielkoformatowego, a po drugie ponadczasowy wręcz wymiar jego nawiązań do tradycji, 
zwłaszcza polskiego malarstwa surrealistycznego. Sam artysta wymienia Jerzego 
Tchórzewskiego jako osobę mającą ważny wpływ na jego twórczość. Obok surrealizmu 
najważniejszym prądem oddziałującym na Janasa jest malarstwo materii, z którego artysta 
czerpie motywy biomorficzne przypominające tkanki lub otwarte rany. Stąd też Jakub 
Banasiak określa Janasa jako prawdopodobnie jednego z najbardziej rozpoznawalnego 
polskich neosurrealistow (culture.pl). Prezentowany obraz został pokazany przez Janasa na 
pierwszej solowej wystawie artysty w Londynie, która miała miejsce w prestiżowym Institute 
of Contemporary Arts – od połowy XX wieku znanym jako miejsce, które ugruntowało 
sukces wielu brytyjskich i zagranicznych artystów. To dzieło Janasa jest esencjonalnym 
przykładem tego, co charakteryzuje styl artysty – połączenia form geometrycznych i czysto 
organicznych, wzmacniających się wzajemnie poprzez kontrast. Ciemna geometryczna 
bryła zdaje się dzielić jasne płótno na pół, a również jej własna struktura okazuje się 
pęknięta w połowie długości, obnażając naturalistyczne wnętrze przypominające lśniące 
organy. To, co odróżnia Janasa od wspominanego przez Stacha Szabłowskiego pokolenia 
polskich surrealistów to doskonałe wyczucie dynamiki, osiągane z jednej strony poprzez 
wprowadzenie motywów geometrycznych, a z drugiej poprzez swobodne machnięcia 
pędzlem owocujące siatką zacieków farby.



jakub julian ziółkowski 
1980

"mdłości", 2014 
 
olej/deska, 30 x 25 cm 
sygnowany, datowany i opisany ołówkiem na odwrociu:  
'Jakub Julian Ziółkowski | Z 2014 | "Mdłości" | 30 x 25 cm' 
na odwrociu wskazówki montażowe

estymacja: 
20 000 - 30 000 pln  
4 400 - 6 600 EUR 
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„Jest to pomieszanie skojarzeń z improwizacją, 
wszystko to wygląda jak wywoływanie ducha z płótna, 
a myśli biegają zapewne bardzo kolorowymi torami. 
Nie korzystam ze zdjęć, nie maluję z natury. W takich 
przypadkach mówi się banalnie: ‘malowanie z głowy’,  
ja jeszcze dodam, że malowanie jest jej wentylacją”.
j a k u b  j u l i a n  z i ó Ł k o w s k i





Styl Jakuba Juliana Ziółkowskiego ma w sobie coś z płynności kompozycji Witkacego 
wykonywanych pastelami i ich tajemniczego, surrealistycznego wymiaru. Podobnie jak 
u Witkiewicza, u Ziółkowskiego elementy świata realnego przeplatają się z baśniowymi, 
wyimaginowanymi. Pojedyncze rzeczywiste fragmenty stanowią jedynie swoistą szkieletową 
otoczkę pozwalającą widzowi na nawigację w osobliwie osobistym świecie artysty. Kolejna 
sfera podobieństw z twórczością Witkiewicza dotyczy podejmowanych tematów – obaj 
artyści bazują na fragmentach portretu – u Witkiewicza to właśnie portrety stanowią istotę 
jego twórczości, podczas gdy u Ziółkowskiego podejście do struktury portretu jest znacznie 
bardziej swobodne i nieoczywiste. Język Ziółkowskiego to język metafor, który artysta 
początkowo rozwijał poprzez rysunek, a następnie farbę olejną. Pierwsze medium – papier, 
również na poziomie czysto technicznym zbliża go do Witkiewicza. Wizualne skojarzenia 
Ziółkowskiego z tym artystą nie są przypadkowe – Ziółkowski otwarcie mówi o wpływie 
twórczości Witkacego (literackiej i malarskiej na własną). Oprócz wpływu Witkiewicza da się 
także zauważyć cechy stylu ekspresjonistów (takich jak Belg James Ensor). 

„Mdłości” (2014) to dzieło charakterystycznie małoformatowe – Ziółkowski podkreśla swoje 
zamiłowanie do intymnego formatu, w którym płótno staje się oknem na mikrokosmos. 
Pozornie chaotyczny świat rządzi się swoim własnym porządkiem, a poszczególne elementy 
zdają się tworzyć logiczne ciągi pomiędzy obrazami. Ów chaos za sprawą palety, w której 
przeważają żółcie, pomarańcze i czerwienie, jest ciepły i oswojony.





jakub julian ziółkowski 
1980

bez tytułu, 2003 
 
olej/płótno, 22 x 26 cm 
sygnowany, datowany i opisany na odwrociu:  
'JAKUB JULIAN | ZIÓŁKOWSKI | 2003 | 26 x 22' 
na odwrociu wskazówka montażowa

estymacja: 
12 000 - 15 000 pln  
2 700 - 3 300 EUR 
 
w y s ta w i a n y : 
Mambo Spinoza (wystawa zbiorowa), Galeria Zderzak, Kraków 07.07-04.09.2010 
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„Twórczość jest momentem całkowitej synchronizacji 
z samym sobą. Wtedy rzeczy na co dzień niedostępne, 
najgłębiej ukryte, wychodzą na zewnątrz. Nie da się 
tego zinterpretować, bo ja tylko to przekazuję, tak jak 
medium”.
j a k u b  j u l i a n  z i ó Ł k o w s k i





tomasz kowalski 
1984

bez tytułu, ok. 2006 
 
olej/płótno, 150 x 180 cm

estymacja: 
25 000 - 40 000 pln  
5 500 - 8 700 EUR 
 
p o c H o d z e n i e : 
Żak Galerie, Berlin, Niemcy 
kolekcja prywatna, Polska 
 
w y s ta w i a n y : 
Liste Art Fair, Bazylea, Szwajcaria, 13-18.06.2006
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„Środek dnia, krakowski Kazimierz, dwóch 
mężczyzn niesie obraz. Z drugiej strony 
w kierunku placu Nowego idzie Wilhelm Sasnal.  
Mija niosących obraz, rzuca okiem na płótno, 
przystaje zaintrygowany przedziwną maszyną, 
namalowaną na tym obrazie. Nawiązuje się 
rozmowa – reszta jest już historią”.
k r z y s z t o F  m a s i e w i c z







Tomasz Kowalski jest artystą młodego pokolenia, który zamiast sięgania po sztukę 
nowych mediów, jak video, utożsamianych w świadomości zbiorowej z pokoleniem 
młodszych, chętnych do eksperymentów artystów, sięga w przewrotny wręcz sposób 
po tradycyjne medium wielkoformatowego płótna i farb. Ponadto główny temat 
obrazów Kowalskiego zdaje się jeszcze bardziej tradycyjny, a nawet archaiczny. 
Z ogromną dbałością o najmniejszy detal artysta na płótnie buduje autonomiczne 
machiny zamknięte w przestrzeni płótna. Zębatki i trybiki połączone są ze sobą 
metalowym stelażem przywodzącym na myśl szkielet żywego organizmu. Pomimo 
tego podobieństwa maszyny Kowalskiego nie funkcjonują zgodnie z zasadami 
zamkniętej cyrkulacji, która charakteryzuje żywe organizmy. „Maszyny, których sporo 
kiedyś malowałem, wzięły się ze snu. Było w nim wycięcie w ścianie, a tam, w głębi, 
znajdowało się mnóstwo mechanizmów. Oglądałem, co dzieje się za warstwą tapety: 
wszystko było bardzo złożone, składało się z mnóstwa atomów, które wchodziły 
ze sobą w interakcję” (Tomasz Kowalski w rozmowie z Jakubem Banasiakiem, 
Zmęczeni rzeczywistością, Warszawa 2009, s. 132). Struktura maszyn malowanych 
przez artystę wydaje się niekontrolowana, a ich funkcja nieokreślona, przecząca 
zasadom fizyki i logiki. Mechanizm, mający w sobie coś z konstrukcji maszyny parowej, 
ma autotematyczny charakter nawiązujący do artystycznego procesu twórczego. 
Po lewej stronie, przy niedokończonym portrecie biskupa pozbawionego rysów 
twarzy, wisi pędzel sugerujący powolne, choć nieubłagane tempo postępu zmian 
w malowanym obrazie. Z kolei po prawej stronie zbiór trybików powoli ściera na 
wiór prostopadłościenny stelaż, na którym wspiera się reszta konstrukcji. Poprzez 
dwoisty, twórczy i destrukcyjny charakter, styl maszynerii Kowalskiego ma w sobie coś 
z wyobraźni surrealisty.



radek szlaga 
1979

"diaspora", 2013 
 
olej/płótno, 120 x 140 cm 
sygnowany, datowany i opisany na odwrociu:  
'PAN | RDK | 20X13 | R. Szlaga | *DIASPORA* | 120 x 140 | oil/canvas'

estymacja: 
35 000 - 45 000 pln  
7 600 - 9 800 EUR 
 
w y s ta w i a n y : 
Radek Szlaga, Limited Dictionary, Trinosophes, Detroit, USA, 25.10-01.12.2013 
 
l i t e r at u r a : 
Radek Szlaga, Galeria LETO / Puritan, Warszawa 2014, s. 152 

9 





Radek Szlaga w życiu, a przede wszystkim w swojej sztuce, porusza się pomiędzy Polską 
a  Ameryką Północną. Położenie geograficzne implikujące różnice kulturowe, społeczne 
i światopoglądowe są tematami, które nieprzerwanie pojawiają się w pracach artysty.  
Szlaga posługuje się kategoriami etniczności, tożsamości narodowej, języka czy historii, 
poprzez które dokonuje wizualizacji współczesnego świata rozumianego przez niego jako 
mapa Transatlantyku. Autor przedstawia tę przestrzeń jako obszar ciągłej wymiany kulturowej 
i migracji ludności wraz ze wszystkimi konsekwencjami tego procesu. W swoim malarstwie 
artysta porusza problemy nietolerancji rasowej czy religijnej, ludzi spychanych na margines 
społeczny czy wpływu kapitalizmu i człowieka na dzisiejszą rzeczywistość. Jak pisał Kuba 
Bąk: „Artysta konsekwentnie buduje fantastyczną wspólnotę zdegenerowanych postaci, 
pogardzanych zwierząt, zmarginalizowanych społeczności, zdegradowanych terytoriów, 
zwulgaryzowanego języka logotypów i podpisów. W obrazie leżącej na uboczu, autonomicznej 
i absurdalnej krainy Szlagi na zasadzie negatywu odbijają się społeczeństwa cywilizacji 
Zachodu” (w: Radek Szlaga, LETO/PURITAN, Warszawa 2014, s. 15). Kuba Bąk podkreślał 
również w malarstwie Szlagi świadomie prowadzoną twórczą niezależność: „Potęga tego 
narracyjnego złudzenia malarskiego oprócz mocy krytyki zewnętrznego świata ma jeszcze 
władzę kreowania własnej realności. Tworzy sferę innych możliwości w miejsce impasu 
dyktowanego przez rynek, kredyt, państwo, prawo własności i autorskie, zdrowy rozsądek 
i estetyczny konformizm” (Radek Szlaga, LETO/PURITAN, Warszawa 2014, s. 15). Prezentowany 
na aukcji obraz „Diaspora” z 2013 zwiera wszystkie te cechy malarstwa Radka Szlagi.

„Szlaga jest malarzem żywiołowym, kompletnym, 
całkowicie oddanym swojemu działaniu. Maluje 
totalnie, bez reszty zanurza się w przestrzeni 
płótna, wykorzystując swoją niebywałą wyobraźnię, 
spontaniczność i emocjonalność najwyższego stopnia”.
k u b a  b ą k





agata bogacka  
1976

"Have you even been in live?" 1, 2006 
 
akryl/płótno, 114 x 162 cm 
sygnowany, datowany i opisany:  
'AGATA | BOGACKA | 2006 | HAVE YOU EVER | BEEN IN LIFE? 1'

estymacja: 
60 000 - 75 000 pln  
13 100 - 16 300 EUR 
 
w y s ta w i a n y : 
Agata Bogacka, Serce, Galeria Raster, Warszawa, 18.11-23.12.2006 
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„Dialog należałoby rozpocząć od rozmowy 
z samym sobą, od uznania swoich wad, zalet, 
pogodzenia się z samym sobą i uznania własnych 
potrzeb. Dopiero potem można prowadzić dialog 
z innymi”.
a G ata  b o G a c k a





agata bogacka, 2011 © wikimedia commons



sztuka bogackiej na przestrzeni lat niezmiennie zasadza się na jej doświadczeniach 
i przeżyciach, które zostają opowiedziane w mniej lub bardziej dosłowny i intymny 
sposób. sztuka ta, traktująca zdawałoby się o najbanalniejszych czynnościach, 
pełni funkcję autoterapii, rozprawienia się z przeszłością, stanami depresyjnymi, 
złamanym sercem, poczuciem bezsilności. tych problemów żadna osoba, znająca 
te stany z autopsji, banalnymi by nie nazwała, a w pracach bogackiej dostrzegłaby 
obok uwodzącej formy realizm, refleksję poświęconą trudnościom w nawiązywaniu 
relacji międzyludzkich i towarzyszący im smutek. po odebraniu dyplomu w 2001 roku 
artystka tworzyła wiele portretów i autoportretów, wypracowując rozpoznawalny 
styl, operujący wyraźnym konturem oraz płaskimi plamami barwnymi o przygaszonych 
odcieniach. artystka maluje farbami akrylowymi, jednak nim sięga po pędzel, używa 
aparatu w celu uwiecznienia póz, mimiki bliskich jej osób. z obrazów stara się 
wyrugować wszelkie detale, które w jej odczuciu uchodzą za zbędne, dekoncentrujące 
widza. uproszczone kompozycje, brak światłocienia, klarowny rysunek nasuwają 
skojarzenia z komiksami, sztuką plakatu lub grafiką użytkową w stylu secesji. 
prace bogackiej traktują o życiu przedstawicieli pokolenia artystki, ludzi młodych, 
mieszkańców dużych miast, gdzie mimo tłumów i obecności grupy znajomych 
doskwiera im dojmująca samotność i zagubienie emocjonalne. bardzo często artystka 
opowiada o prywatnych lękach, sercowych rozterkach, czyniąc swą twórczość 
autobiograficzną, czy też wręcz, według niektórych, egocentryczną i narcystyczną.  

około 2004 roku bogacka porzuca dokumentalizm banalnych wydarzeń na rzecz 
pogłębionej analizy stanów psychicznych, które nigdy nie są jednoznaczne i łatwe 
do uchwycenia. transformacja ta pociągnęła za sobą także zmianę stylistyki, wraz 
z próbami uchwycenia stanów emocjonalnych i tego co nieświadome, coraz bliższa 
stawała się jej tradycja surrealistyczna. obok znanych z jej wcześniejszej twórczości 
scen rozgrywających się między postaciami w sytuacjach intymnych, znanych 
z wcześniejszej twórczości autorki, pojawiają się motywy pozornie zestawione ze sobą 
na zasadzie przypadku. obrazy artystki z czasem stają się coraz bardziej enigmatyczne, 
osadzone w onirycznym, odrealnionym klimacie. w 2007 bogacka porzuciła swój 
dotychczasowy styl, poszukując nowych obszarów w sztuce i zamieniając figuracje na 
bardziej abstrakcyjny gest malarski.



rafał bujnowski 
1974

"Graboszyce", z cyklu: "domy polskie", 2002 
 
olej/płótno, 42 x 46 cm 
sygnowany, datowany i opisany na odwrociu:  
'BUJNOWSKI / 2002, GRABOSZYCE'

estymacja: 
30 000 - 40 000 pln  
6 600 - 8 700 EUR 
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Głównym sposobem wyrazu artystycznego Rafała Bujnowskiego jest 
malarstwo. Jego obrazy tworzą zazwyczaj cykle, które są ze sobą 
spójne pod względem tematycznym. Często dotyczą przedmiotów 
powszechnego użytku oraz codziennego otoczenia. Twórczość artysty 
jest skoncentrowana na kwestii obrazu rozumianego jako medium oraz 
porusza aspekt nadprodukcyjności dzieł sztuki. Celowo wykonuje wiele 
identycznych prac, aby zasygnalizować problem seryjności. Dodatkowo 
działania artystyczne Bujanowskiego koncentrują się wokół pojęć: 

terytorium, dom, eter. Prezentowana praca pochodzi z serii obrazów 
„Domy Polskie”, która uwiecznia domy z rodzinnej miejscowości artysty – 
Graboszyc. Budynki są jednak wyjęte z pierwotnego pejzażu i kontekstu, 
co więcej nie posiadają tła, ponieważ płótno jest wycięte i dostosowane 
do ich kształtu. Aby jak najlepiej oddać charakter domów, malarz posłużył 
się płasko kształtowaną plamą oraz ograniczył paletę kolorystyczną do 
kilku stonowanych barw.

w y s ta w i a n y :  
Gut und Billig, Museum Junge Kunst, Frankfurt nad Odrą,  
18.05-13.08.2006 
 
l i t e r at u r a : 
katalog wystawy Gut und Billig, Frankrurt nad Odrą, 2006, s. 50 (il.)





rafał bujnowski 
1974

bez tytułu (tryptyk), 2015 
 
olej/płótno, 28 x 28 cm (wymiary każdej pracy) 
sygnowany i datowany na odwrociu kazdej części: 'Bujnowski | /2015'

estymacja: 
25 000 - 30 000 pln  
5 500 - 6 600 EUR 
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bujnowski na przestrzeni lat eksperymentował z wieloma strategiami malarskimi, 
dzięki czemu jego realizacje cechuje niezwykłe bogactwo. artysta otwarcie 
przyznaje się, że wykorzystuje różne maniery, rozwiązania osiągnięte wcześniej 
przez innych twórców, a swoje dokonania określił: „to, co robię, to jest bardziej 
didżejka malarska niż malarstwo. sample” (uprawiam dzidżejkę malarską. 
rozmowa patrycji musiał z rafałem bujnowskim o bieżących projektach 
i realizacjach, „obieg”, 29.10.2007). od wielu lat artysta konsekwentnie 
zajmuje się malarstwem i jako malarz bardziej interesuje się rozwiązaniami 
technicznymi niż treścią i wiernością przedstawienia, gdyż te w jego odczuciu są 
domeną fotografii. od kilku lat jego realizacje sytuują się na granicy pomiędzy 
realizmem a abstrakcją, a tematem często staje się badanie właśnie tej granicy. 
jego najnowsze eksperymenty malarskie cechuje stopniowe ograniczanie 
palety barwnej, które wieńczy seria nokturnów z 2014, realizująca koncepcję 
„czarnego obrazu”. tym minimalistycznym pracom nie można odmówić jednak 
walorów dekoracyjnych, przejawiających się w harmonii barw i bezbłędnej 
kompozycji. w prezentowanym tryptyku również kształt świeczki balansuje na 
granicy między realnością a abstrakcją i stanowi przykład praktycznego, jak sam 
artysta określił, „życiowego zastosowania dla malarskiego gestu”. prozaiczne 
zainteresowanie efektem, jaki może przynieść pociągnięcie pędzla, stanowi 
dlań niewyczerpywalne źródło inspiracji. stąd nawet oszczędne zasugerowanie 
dymu unoszącego się ze zgaszonego knota świecy doczekało się pięciu wersji. 
operowanie seryjnością wynika z faktu, że artysta wiele czasu poświęca 
poszukiwaniu idealnej formy, a także z potrzeby dogłębnej analizy nurtującego 
go zagadnienia. zestawienia prac podejmujących wspólny wątek pozwala także 
na uwypuklenie subtelnych różnic, wynikających z przypadku. w tym kontekście 
ostatnie dokonania bujnowskiego stanowią zarówno zabawę z przypadkowością, 
jak i dojrzałą refleksję na temat technicznych aspektów wykonywania obrazów 
oraz ich postrzegania przez widzów.





anna ostoya 
1978

"dziewczyna z lodem i bez loda", 2003 
 
technika własna, magnes/płótno, 60 x 80 cm 
sygnowany, datowany i opisany na odwrociu:  
'Anna Ostoya | 2003 | Dziewczyna z lodem i bez loda' 

estymacja: 
7 000 - 10 000 pln  
1 600 - 2 200 EUR 
 
p o c H o d z e n i e : 
Galeria Zderzak, Kraków 
kolekcja prywatna, Polska  
 
w y s ta w i a n y :  
Anna Ostoya, Prezentacja, Galeria Zderzak, Kraków, 07-26.05.2004 
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„We współczesnej sztuce można łączyć tekst, obraz, 
dźwięk, zapach, dwuwymiarowość, trójwymiarowość, 
wirtualność, fakty i fantazje, informacje i ambicje 
z innych dziedzin, jak nauka, film czy literatura 
w całość, która wyraża się poza słowem. Ten potencjał 
sztuki postrzegam jako szansę – np. podejmowanych 
w przyszłości eksperymentów mogących dopomóc 
nam w znalezieniu nowych dróg poznania”.
a n n a  o s t o ya







Anna Ostoya tworzy w Krakowie i Nowym Jorku, i to właśnie klimat drugiego 
z tych miast w połączeniu z wcześniejszą edukacją w Paryżu i Frankfurcie 
zdaje się wywierać silny wpływ na popkulturowe zapożyczenia, którymi 
posługuje się Ostoya. Widać tę tendencję, pomimo iż tworząca przy użyciu 
różnorodnych mediów artystka skłania się przede wszystkim w kierunku 
konceptualnego kolażu, za pomocą którego gra z utartymi konwencjami 
i bawi się pojęciami. „Dziewczyna z lodem i bez loda” (2003) jest przykładem 
pracy, w której pierwsza sfera znaczeniowej gry ma miejsce jeszcze 
w płaszczyźnie języka, tytułu pracy, który jednoznacznie sugeruje oczywistą 
w swej prostocie abstrakcję. Kolejny poziom dekonstrukcji to poziom 
wizualny. Tytułowa dziewczyna trzyma rożek z lodami pod groteskowym dla 
widza kątem prostym. Trzymany tak rożek, z punktu widzenia dziewczyny, 

przestaje być tym, czym jest dla widza przyglądającemu się płótnu z boku 
– słodkim deserem. Równocześnie kuriozalny kąt, pod którym lód jest 
trzymany, zdaje się podważać realność ukazanej sytuacji, ostatecznie też 
dowodząc, że paradoksalny dualizm zawarty w tytule jest osiągalny i zależny 
wyłącznie od dwóch oddzielnych od siebie punktów widzenia. Podobnie 
rysy „dziewczyny” zdają się mieć w sobie więcej cech dojrzałej kobiety niż 
kilkulatki, zmuszając widza do kontestowania każdej z części przewrotnego 
tytułu. Poprzez ten zabieg Ostoya w subtelny sposób ujawnia rządzące 
światem prawdy o zależności pomiędzy obrazem lub rzeczywistością a ich 
opisem, który często wysuwa się na pierwszy plan, całkowicie dominując 
interpretację dzieła.



marcin maciejowski 
1974

"tablica ogłoszeń" (leverkusen), 2001 
 
olej/płótno, 41 x 40 cm 
sygnowany, datowany i opisany na odwrociu:  
'MARCIN MACIEJOWSKI | 2001 R. | "TABLICA OGŁOSZEŃ" | (LEVERKUSEN)'

estymacja: 
25 000 - 40 000 pln  
5 500 - 8 700 EUR 
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„Miałem być malarzem miasta. Miałem malować 
obrazy konkretnie o tym miejscu, o Leverkusen”.
m a r c i n  m a c i e j o w s k i







marcin maciejowski ugruntował sobie pozycję w sztuce 
polskiej i zagranicznej ostatnich kilku dekad jako 
artysta niezwykle celnie, a przez to też oszczędnie, 
posługujący się kombinacjami obrazu i tekstu w celu 
wzmocnienia i wzajemnych przekazów. bohaterami 
płócien maciejowskiego są zazwyczaj zwyczajni 
ludzie i przedmioty ukazani w często jeszcze bardziej 
powszednich, niemal krępująco zwyczajnych sytuacjach. 
osobnym „bohaterem” bywa tekst, naniesiony pędzlem 
na płótno w oczywistości swoich prostych stwierdzeń, 
wręcz surowych opisów, obnaża powszedniość, przed 
którą historycznie sztuka przez kilkaset lat starała się 
uciekać. nie inaczej jest w przypadku „tablicy ogłoszeń” 
(leverkusen) z 2001, gdzie w centrum uwagi artysty 
znajduje się zazwyczaj niezauważany i zapomniany 
obiekt. otoczona z obu stron metalowymi ławkami, 
stojąca wśród miejskiego skweru, tablica ogłoszeń 
z jednej strony wpisuje się w charakterystyczną dla 
maciejowskiego grę z tym, co codziennie, ale z drugiej 
w doskonały sposób oddaje przenikliwość artysty i jego 
poszukiwania drugiego dna w sytuacjach i przedmiotach 
uchodzących za zbyt oczywiste, by poświęcać im na 
co dzień uwagę, a tym bardziej miejsce na płótnie 
i galeryjnych ścianach. wisząca na tablicy żółta kartka, 
z taktownie ukrytym ogłoszeniem o nieznanej treści, 
implikuje bardziej skomplikowaną i osobistą siatkę 
znaczeń, w której to zwyczajne przedmioty odgrywają 
role, nie zawsze drugoplanowe, w indywidualnych 
ludzkich historiach. intymny, mały format obrazu 
przywodzi na myśl sposób obserwowania całego 
świata przez lupę, a następnie odwzorowywanie go 
jako swoistego osobistego mikrokosmosu. użycie 
przez maciejowskiego nasyconych, jak gdyby świeżo 
kupionych i wyciśniętych na płótno farb także niesie ze 
sobą przekaz o chęci pozostania bezstronnym, niemym 
obserwatorem codzienności.



marcin maciejowski 
1974

"uwierzyłam, że zmarła mu żona i sam wychowuje siedmioro dzieci...", 1999 
 
olej/płótno, 46,5 x 46 cm 
sygnowany i datowany na odwrociu:  
'99 MACIEJOWSKI'

estymacja: 
45 000 - 55 000 pln  
9 800 - 12 000 EUR 
 
w y s ta w i a n y : 
Marcin Maciejowski, Sport i pielęgnacja, Galeria Zderzak, Kraków, 31.03-07.05.2000 
12. Warszawskie Targi Sztuki, Galeria Zderzak, Warszawa, 10-12.10.2014 
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wilhelm sasnal  
1972

śmigło, 2003 
 
olej/płótno, 90 x 90 cm

estymacja: 
100 000 - 150 000 pln  
21 700 - 32 600 EUR 
 
p o c H o d z e n i e : 
Fundacja Galerii Foksal, Warszawa 
kolekcja prywatna, Europa
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Wilhelm Sasnal to polski artysta współczesny, najlepiej, w ostatniej dekadzie, 
kojarzony z międzynarodowymi rekordami aukcyjnymi. Stylistycznie, głos Sasnala 
jest tożsamy z głosem pokolenia artystów, których okres twórczości przypadł na 
burzliwy czas przemian ustrojowych w Polsce, co zaowocowało rozwojem sztuki 
biorącej za główny temat codzienność. Sasnal, podobnie jak inni artyści jego 
pokolenia, tacy jak Marcin Maciejowski, wypracował styl, który sam w sobie jest na 
tyle rozpoznawalny, aby być wizualna wizytówka, ale jednocześnie, zawiera w sobie 
wspólny mianownik charakterystyczny dla tej grupy. Koncentracja na codzienności 
w naturalny sposób prowokuje poszukiwania języka wyrazu wypływające z tradycji 
malarstwa realistycznego i hiperrealistycznego. W przypadku Sasnala, jego podejście 
do fotorealizmu jest krytyczne – artysta skupia się na wybranych, najbardziej 
charakterystycznych, zazwyczaj ze względu na kształt i formę elementach. 
Uproszczone podejście do formy znajduje naturalne odzwierciedlenie w stonowanej 
kolorystyce, często będącej wręcz monochromatyczną. Tak też jest w przypadku 
„Śmigła” (2003), namalowanego w tonacji szarości, z elementami bieli i kontrastującej 
czerni, zarezerwowanej dla tytułowego, graficznie ukazanego wizerunku śmigła. 
Monochromatyczna kolorystyka zdaje się intuicyjnie sugerować rodzaj wewnętrznej 
stabilizacji płynącej z obrazu. W przypadku „Śmigła” jest jednak inaczej – wyrazistość 
głównej, czarnej formy dynamizuje kompozycję. Linia skrętu śmigła zbiega się 
z kątem zbiegu ściany i podłogi, których płaszczyzny, w jaśniejszych i ciemniejszych 
tonach szarości, zostały wzbogacone o prostopadłe pociągnięcia pędzla, którego 
pociągnięcia wyraźnie odznaczają się na płótnie.



wilhelm sasnal  
1972

bez tytułu, ok. 2001 
 
technika mieszana/płótno, 37 x 32 cm

estymacja: 
70 000 - 90 000 pln  
15 200 - 19 600 EUR 
 
p o c H o d z e n i e : 
Galeria Laura Pecci, Mediolan, Włochy 
kolekcja prywatna, Warszawa
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W Polsce malarstwo Sasnala tożsame jest z głosem pokolenia artystów, które 
bezpośrednio doświadczyło zmiany ustrojowej, jej skutki odzwierciedla na płótnie, 
pochylając się nad codziennością i jej nowym wymiarem. Z tego powodu Sasnal 
czerpie często z tradycji realizmu, a zwłaszcza fotorealizmu, upraszczając jednak swoje 
kompozycje do najważniejszych figur i siatki stonowanych barw kolorów, ukazujących 
najważniejsze kształty, ale nie detale. Sasnal od początku twórczości malarskiej pozostaje 
stylistycznie konsekwentny, okazjonalnie podejmując wyzwania sięgania po inne formy 
wyrazu. To właśnie konsekwencja w wykorzystywaniu spójnego plastycznie języka zwróciła 
uwagę nie tylko polskiej, ale i zagranicznej publiczności, dość wcześnie w karierze artysty 
gwarantując wystawy w prestiżowych muzeach i galeriach.

W 2002 roku Musee d’Art de la Ville de Paris pokazało prace artysty podczas wystawy 
„Urgent Painting”, gdzie prezentowane były prace 32 artystów z całego świata, 
którzy zdaniem panelu kuratorów najlepiej odzwierciedlają współczesne tendencje 
malarskie jak i krytyczny stosunek do autonomii sztuki. Prezentowana praca pochodzi 
najprawdopodobniej z 2001-02 roku i wpisuje się tematycznie w serię czarno-białych, 
graficznych prac o niemal komiksowym charakterze, w których Sasnal bawi się 
konwencjami ukazywania erotyzmu w sztuce, skłaniając się, w charakterystyczny dla siebie 
sposób, ku temu co codziennie i znane.





zbigniew rogalski  
1974

konstelacje (dwa pociągi), 2006 
 
olej/płótno, 55 x 55 cm 
sygnowany i datowany na odwrociu: 'ROGALSKI 2006'

estymacja: 
20 000 - 30 000 pln  
4 400 - 6 600 EUR 
 
w y s ta w i a n y : 
Zbigniew Rogalski, Letter, Sprüth Magers Projekte, Monachium,  
Niemcy, 9.11-22.12.2006 
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„Sztuka nowych mediów żyje tak krótko jak codzienna 
gazeta. Jest tworzona pod konkretną sytuację i po 
pewnym czasie traci swój sens. A dobre malarstwo jest 
nieśmiertelne i zawsze aktualne”.
z b i G n i e w  r o G a l s k i

Zbigniew Rogalski ze swobodą porusza się zarówno w malarstwie, jak i fotografii, mieszając 
i wykorzystując doświadczenia obu dyscyplin. Refleksy, powidoki, kadry z filmów i fotografie 
nakładają się w jego twórczości na obraz rzeczywisty niczym w specjalnie skonstruowanej 
maszynie optycznej, zatrzymują na powierzchni płótna emocje i sensy, ulotne niczym rysunek 
na zaparowanej szybie. Wiele prac Zbigniewa Rogalskiego nawiązuje do klasycznych kategorii 
i gatunków malarskich, takich jak portret czy pejzaż. Jednocześnie splatanie różnych klisz 
i konwencji przedstawień prowadzi u Rogalskiego do zaskakująco esencjonalnych malarskich 
rozstrzygnięć, które sprawiają, że tradycja malarstwa jako medium znowu wydaje się ciekawa. 
W twórczości artysty zagadnienie percepcji i indywidualnego postrzegania zajmuje miejsce 
szczególne. Artystę interesuje sposób, w jaki zmienia się obiekt postrzegania, w zależności od 
różnego rodzaju obserwacji, a w szczególności procesy rozszczepiania i odbić. Fascynują go 
efekty wizualne i świetlne, w które wkomponowuje pojedyncze napisy. 





marcin zarzeka  
1985

"latające trumny" (za szpakowskim), 2015 
 
gips, gwasz na szkle i płycie piankowej, taśma dwustronna, odblaskowa, 
taśma ze sztucznego jedwabiu, 68 x 62 cm 
sygnowany i datowany na odwrociu: 'ZARZEKA | 2015'

estymacja: 
12 000 - 15 000 pln  
2 700 - 3 300 EUR 
 
w y s ta w i a n y : 
Time to fill up the glass, Galerie Crone, Berlin, Niemcy, 30.04-20.06.2015 
Parallel, Targi Sztuki Współczesnej, Wiedeń, Austria, 23-27.09.2015
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Marcin Zarzeka to twórca którego, od początku kariery artystycznej, interesuje to, co 
dzieje się z posiadanym przedmiotem i co oznacza jego posiadanie. Rozkłada rzeczy 
i architekturę na warstwy, by potem skleić je w innym porządku i zsyntetyzować w swoich 
pracach. Taka symboliczna prywatyzacja. To trochę tak, jakby spytać, jak dalece trzeba 
coś przetworzyć, żeby stało się dziełem sztuki tego a nie inne artysty. Ostatecznie 
wszystkie elementy pracy komponowane są według logiki obrazu, mimo, iż Marcin 
nie używa pędzli i farb. Prace mają skalę, strukturę i ducha abstrakcyjnego malarstwa, 
zanurzonego w tradycji tego nurtu. Dopiero przy bliższym kontakcie z pracami Zarzeki, 
te szlachetne i wysublimowane prace zaskakują ręczną jakością wykonania, szczególnie 
w elementach ze szkła, gdzie nigdy nie da się przewidzieć efektu końcowego cięcia. 
Marcin Zarzeka inspiruje się sztuką modernistyczną, a właściwie materialną konsystencją 
dzieł awangardowych, interesuje go jakość wykonania i niezaplanowane usterki. 





„Moje obrazy z ostatnich lat są zdecydowanie bardziej 
miękkie i oddające o wiele większe pole intuicji. 
Wydaje mi się, że teraz jeszcze trudniej będzie 
mnie spozycjonować, bo wyślizguję się z szufladki 
‘abstrakcja geometryczna’, i jeszcze bardziej staję  
się odrębna”.
a n n a  s z p r y n G e r

anna szprynger 
1982

bez tytułu, 2020 
 
akryl/płótno, 100 x 50 cm 
sygnowany i datowany na odwrociu:  
'ANNA SZPRYNGER | 2020'

estymacja: 
20 000 - 24 000 pln  
4 400 - 5 300 EUR 
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kaja redkie 
1990

"151009022017", 2017 
 
olej/płótno, 150 x 150 cm 
sygnowany, datowany i opisany na odwrociu:  
''151009022017' | Kaja Redkie, 2017'

estymacja: 
15 000 - 20 000 pln  
3 300 - 4 400 EUR 
 
w y s ta w i a n y : 
Jesienne Konfrontacje, V Triennale Polskiego Malarstwa Współczesnego, Rzeszów, 18.11.2019-12.01.2020
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Honza zamojski 
1981

"matematyka" (Gra), 2011 
 
kolaż/płyta, 53,5 x 53,5 cm (wymiar każdej części) 
sygnowany i datowany na odwrociu każdej z siedmiu części: 'HNZ | 2011' 
kolaże ze stron książki "50 gier na kolorowych planszach" [K. Dobrowolski, Wydawnictwo Horyzonty 1971]

estymacja: 
15 000 - 25 000 pln  
3 300 - 5 500 EUR 
 
w y s ta w i a n y :  
Honza Zamojski, Me, Myself and I, Galeria LETO, Warszawa, 2011 
 
l i t e r at u r a : 
„ARTFORUM”, nr 13/2011, s. 223 (il.)
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Honza zamojski to artysta działający w wielu mediach, tworzący 
m.in. instalacje, grafiki i rysunki. znany jest jako twórca książek 
artystycznych, prowadzący własną działalność wydawniczą; 
zajmuje się także projektowaniem graficznym – jest autorem 
ilustracji do książek oraz ich układów graficznych. jego 
zainteresowania w tej dziedzinie uwidaczniają się zarówno 
w zrealizowanych projektach wydawniczych, jak i znajdują 
odbicie w pracach autonomicznych, niezwiązanych z grafiką 
użytkową. przedstawiona tutaj praca może być uważana za 
symboliczną dla zainteresowań artysty, ma ona bowiem swój 
początek w książce, którą artysta spożytkował dla swoich celów. 
„matematyka(Gra)” to kolaż składający się z fragmentów tomu 
„mu-torere, do gutii inne: 50 gier na kolorowych planszach” 
autorstwa zdzisława nowaka (warszawa, nowe Horyzonty 1971), 
pomyślanego jako umieszczony w jednym woluminie zbiór plansz 
do gier. zamojski wykorzystał w swojej pracy między innymi 
plansze do ludowej lapońskiej gry „tablut” czy do pochodzącej 
od maorysów tytułowej książki „mutorere”.użyte w niniejszej 
pracy plansze, wycięte ze wspomnianej książki, charakteryzują 
się regularnością podziałów: większość z nich oparta jest na 
strukturze siatki. są to przede wszystkim płaszczyzny służące 
pierwotnie do przemieszczania po ich powierzchni pionków.
jednak po nadaniu im przez artystę statusu kompozycji 
wizualnych, eksponowanych w oderwaniu od pierwotnego 
celu ich powstania, można odczytywać je zarówno jako 
graficzny raster – co czyni je niejako symbolem zainteresowań 
zamojskiego związanych z projektowaniem, jak i modernistyczną 
siatkę – sztandarowy motyw dwudziestowiecznej sztuki 
abstrakcyjnej. ich odbiór może się zatem wahać między 
wizualnym doświadczeniem barwnej, abstrakcyjnej powierzchni, 
a spostrzeżeniem użytkowego charakteru wizualnych kompozycji 
stworzonych po to, by wykorzystywać je do gry.



karolina jabłońska  
1991

"autoportret z lwem", 2013 
 
olej/płótno, 140 x 185 cm 
sygnowany i datowany na odwrociu: 'K. Jabłońska | 10. 13 r.'

estymacja: 
40 000 - 50 000 pln  
8 700 - 10 900 EUR 
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karolina jabłońska należy do najbardziej rozpoznawalnych 
artystek nowego pokolenia, która stopniowo i konsekwentnie 
ugruntowała swoją pozycję, czego świadectwem jest chociażby 
wygrana w konkursie eugeniusza Gepperta w 2016 roku, 
a następnie udział w wystawach indywidualnych i zbiorowych 
w polsce i zagranicą jak i gwałtownie rosnący popyt na nowe 
prace spod jej pędzla. twórczość jabłońskiej nosi ślady 
neoekspresjonistycznych tendencji, a deformacje i uproszczenia, 
którym poddaje wizerunki malowanych postaci, sugerują wręcz 
celowo prymitywizujące skłonności. charakterystyczne dla 
malarstwa jabłońskiej jest wykorzystywanie uproszczonego, 
jak gdyby kanciastego, wizerunku bohaterki – kobiety, z którą 
jak sama mówi, często identyfikuje się z praktycznych przyczyn 
dostępności modelki. innym, niemalże równie istotnym motywem, 
zwłaszcza we wczesnej twórczości artystki, są wizerunki zwierząt – 
wielkich kotów, koni. w „autoportrecie z lwem” (2013), jabłońska 
jasno odwołuje się do obu tych tendencji, budując narrację 
sytuacji wewnątrz obrazu poprzez wykorzystanie konwencji 
ironicznego żartu. artystka portretuje więc siebie w groteskowej 
sytuacji próby naśladowania dzikiego zwierzęcia. robi to jednak 
w sposób prześmiewczy, przechadzając się na czworakach 
w bluzce w cętki imitującej futro innego wielkiego kota – geparda. 
prawdopodobnie podświadomą sferą ironicznego żartu jest próba 
odwrócenia stereotypów płciowych i obnażenie zwierzęcej strony 
ludzkiej natury. poprzez wyraźnie autotematyczne odwołania, 
jabłońska stawia też pytania o rolę jednostki, artystki, kobiety, 
w otaczającym świecie, dążąc do ukazania tylko najbardziej 
surowych i odartych z estetyzujących elementów, emocji. 
karykaturalna forma ludzkich i zwierzęcych figur przywołuje 
na myśl dziecięce rysunki, szczere i naiwne w swojej prostocie, 
pozbawione niepotrzebnych pozorów i chowanych emocji. 





karol palczak  
1987

"Ford cześka", 2019 
 
olej/deska, metal, 33 x 51 cm 
sygnowany i datowany na odwrociu: 'Karol Palczak | 2019'

estymacja: 
10 000 - 14 000 pln  
2 200 - 3 100 EUR 
 
w y s ta w i a n y : 
Karol Palczak, Codziennie jeden pożar, Galeria Śladowski, Kraków, 24.05-14.06.2019 
Karol Palczak, Dym, Galeria Promocyjna, Warszawa, 04.12.2019-19.01.2020
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„Trzeba być w porządku względem siebie. I jest jeszcze 
jedno – gdybym malował jakieś abstrakcje, to byłoby 
mi wstyd przed rodziną. Chciałem i chcę malować dla 
nich, dla zwykłych ludzi”.
k a r o l  pa l c z a k







kiedy jechał na egzaminy na krakowską asp, zapakował swoje 
obrazy w stare parciane worki na zboże. przed komisję akademicką 
przytaszczył je na plecach. najczęściej maluje na deskach, więc 
jego obrazy nie są lekkie. obrazy się spodobały, miały nieco 
rembrandtowski charakter. palczak został przyjęty na studia, a przy 
okazji dostał przy otrzymał przydomek „rembrandta z bieszczad”. 
karol palczak uczelnię ukończył w 2010, a w ubiegłym roku zdobył 
nagrodę Grand prix 44. biennale malarstwa bielska jesień 2019. jury 
konkursu nagrodziło artystę za umiejętne połączenie współczesnych 
obrazów z prowincji z nastrojem niepokoju i zagrożenia. 
wyjątkowość malarstwa karola palczaka polega na umiejętności 
przedstawiania bardzo intensywnie realistycznego świata na 
niewielkich powierzchniowo płaszczyznach obrazów. jako 
powierzchnię do malowania najchętniej wybiera deskę i blachę.  
jest świetny warsztatowo w operowaniu fakturą, światłem i barwą.  
nie ukrywa swoich fascynacji malarstwem niderlandzkim i duńskim czy 
polską sztuką malarską XiX wieku. „karol jest również niezrównanym 
malarzem światła. jego obrazy z nowego cyklu są wprost wypełnione 
światłem, które rozsadza malarską materię i przypomina ledowe 

światło z ekranów smartfonów i laptopów” – podkreślał mariusz 
Horanin w tekście do wystawy „codziennie jeden pożar”. 
w tematach prac palczaka przeważają historie obserwowane w życiu. 
palczak swoje mocne przywiązanie do przedstawień figuralnych 
i realistycznych tłumaczy pochodzeniem: „bo jestem prostym 
chłopem ze wsi. i chcę też malować dla jak największej ilości ludzi. 
nie wykluczam, że w przyszłości pójdę w abstrakcję, ale póki co 
chcę, żeby moje malarstwo było prawdziwe i piękne, choć to dziś 
zaniedbywana kategoria” (w: piotr policht, karol palczak: jestem 
prostym chłopem ze wsi, https://culture.pl/pl/artykul/karol-palczak-
jestem-prostym-chlopem-ze-wsi-wywiad). karol palczak nadal żyje 
w swojej rodzinnej krzywczy pod przemyślem. to miejsce, które można 
rozpoznać na obrazach, postaci pojawiające się wśród zabudowań, 
klimat cichej i na pozór spokojnej miejscowości zanurzającej się 
w gęstniejącym mroku. dzięki temu malarstwo palczaka jest na wskroś 
osobiste, a charakteryzująca go artystyczna szczerość i silny ładunek 
emocjonalny sprawiają, że jego prace cieszą się uznaniem zarówno 
krytyków jak i kolekcjonerów.



norman leto  
1984

"bryła życiorysu michaela jacksona", 2009 
 
akryl, druk/płótno, 98 x 137,5 cm 
sygnowany i opisany na odwrociu: '1/1 NORMAN 09' 
ed. 1/1

estymacja: 
6 500 - 8 000 pln  
1 500 - 1 800 EUR 
 
w y s ta w i a n y :  
Norman Leto, Nieistniejące przestrzenie wystaw / Non-Existent Exhibition Spaces,  
Muzeum Historii Fotografii, Kraków, 19.04-07.05.2017
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wystawa „nieistniejące przestrzenie wystaw”, kraków 2017, fot. martyna szulakiewicz

„bryła życiorysu michaela jacksona” należy do serii portretów wygenerowanych komputerowo. 
znajdują się wśród nich wizerunki zarówno znanych, jak i anonimowych osób. norman leto stworzył 
bryły dzięki użyciu napisanego przez siebie programu do tworzenia grafiki 3d. artysta przetwarzał 
dane, które pozyskał bezpośrednio od portretowanych lub ze źródeł historycznych. posługując się 
odpowiedziami z pytań zawartych specjalnie ułożonej ankiecie, porządkował informacje na temat 
swojego bohatera. pytania w ankiecie dotyczyły bardzo różnych spraw, od liczby rodzeństwa, przez 
nałogi, a także wyniki wyszukiwania w przeglądarkach internetowych nazwiska osoby portretowanej. 
z pozyskanych w ten sposób informacji artysta tworzył kształt wirtualnej rzeźby. ten zupełnie 
abstrakcyjny portret był wizualnym odpowiednikiem połączenia profili psychologicznego 
i społecznego wybranej osoby. im większa była liczba danych źródłowych, tym precyzyjniejsza 
i bardziej rozbudowana stawała się analiza komputerowa, która w rezultacie pozwalała na stworzenie 
bardziej skomplikowanego dzieła rzeźbiarskiego. unikatowość projektu leto polegała na zrealizowaniu 
portretu niepowtarzalnego, bo za każdym razem przypisanego jednostce. nowatorstwo autora 
zaznacza się opracowaniu zupełnie innej niż dotychczasowe historyczne czy literackie techniki 
biograficznej.  norman leto zaprezentował i wyjaśnił sposób, w jaki powstają wizualizacje życiorysów 
w filmie „sailor” z 2010. 





maurycy Gomulicki
1969

#26, z serii: "nightflight to Venus", 2017 
 
silver lambda/dibond, papier RC, pleksi, 80 x 120 cm 
sygnowany na odwrociu: ’NIGHTLIGHT TO VENUS #26 | 1/5 + 2AP | [sygnatura] | 2017’ 
ed. 1/5 + 2 a.p.

estymacja: 
20 000 - 30 000 pln  
4 400 - 6 600 EUR 
 
w y s ta w i a n y :  
Maurycy Gomulicki, Nightflight to Venus, Galeria LETO, Warszawa, 06.05-17.06.2017
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„W cyklu ‘Nightflight to Venus’ autor bardziej niż na 
akcesoriach intensyfikujących erotyczne doznania 
skupia się na kobiecym ciele, które przyobleczone 
w neonową bieliznę, kadrowane w nieoczywisty 
sposób kieruje nasze skojarzenia ku podmorskim 
światom”.
a G n i e s z k a  s z e w c z y k









ewa axelrad 
1984

"the playground", 2006 
 
lambda/dibond, 70 x 46,5 cm (wymiary każdej pracy) 
na odwrociu każdej z czterech prac nalepka z opisem oraz sygnatura: 'Axelrad' 
ed. 2/5

estymacja: 
7 000 - 12 000 pln  
1 600 - 2 700 EUR 
 
p o c H o d z e n i e : 
zakup od artystki 
kolekcja prywatna, Polska 
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W swojej twórczości Ewa Axelrad skupia się przede 
wszystkim na pracach nawiązujących w swojej 
tematyce do przestrzeni miejskiej. Artystka nie 
ogranicza się do jednego medium, równie chętnie 
sięga zarówno po instalacje-interwencje z gatunku 
site-specific, mające stanowić komentarz do 
konkretnego miejsca, jak i medium pozornie bardziej 
zdystansowane i obiektywne, jak fotografia czy 
wideo. Przestrzeń jest dla Axelrad punktem wyjścia 
do rozważań nad zachowaniami ludzkimi, przede 
wszystkim ich stadnym charakterem i świadomością 
zbiorową, która może służyć zarówno jako 
katalizator pozytywnych, wspólnotowych odruchów 
opiekuńczych, jak i instynktów obronnych i agresji, 
wobec tego, co obce. W „The Playground” z 2006 
artystka podejmuje się obserwacji przestrzeni 
mieszkalnego bloku znajdującej się na pograniczu 
tego, co publiczne i widoczne dla wszystkich, a tego, 
co intymne, a tym samym wspólnotowe. Kwartet 
wydruków tworzący pracę uderza widza przede 
wszystkim jednoznacznym wyrazem swojej, ironicznej 
jak na przestrzeń mieszkalną, bezludności. Paleta 
barw jest celowo dominująco chłodna i industrialna. 
Nawet gdy Axelrad sięga po cieplejsze odcienie 
żółci i pomarańczowego, ich oczekiwany ocieplający 
wymiar wydaje się wręcz ironiczny. Dwie z prac 
to widoki okratowanych balkonów, a inwazyjność 
spojrzenia artystki zdaje się niemal niekomfortowa. 
Ostatnia z czterech prac przedstawiająca róg 
w zagłębieniach budynku potęguje nieprzyjemne 
uczucie izolacji. Jedyna, druga z prac w kwartecie, 
ukazuje wizerunek ludzkiej sylwetki – chłopca 
bawiącego się kijem lub patykiem. Jednak zamiast 
być obietnicą komfortu odnajdywanego w jedynym 
ludzkim przedstawieniu pośród nieprzychylnej 
i surowej formy architektonicznej, wizerunek chłopca 
przywołuje głęboko podskórne odruchy chronienia 
własnej przestrzeni mieszkalnej przed, chociażby 
przypadkowym, zniszczeniem. Z tym odruchem 
Axelrad pogrywa najsilniej, umieszczając okna i balkony 
groteskowo wysoko, poza zasięgiem chłopca i jego 
dziecinnych zabaw.





artur Żmijewski 1966 
paweł althamer 1967

bez tytułu iii, z cyklu: "rozmowy", 2019 
 
collage, technika mieszana/karton, 33,7 x 75,5 cm 
sygnowane w kompozycji 
pieczęcie autorskie w kompozycji

estymacja: 
5 000 - 7 000 pln  
1 100 - 1 600 EUR 
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Artur Żmijewski i Paweł Althamer współpracują i przyjaźnią się od czasów studiów. 
Spotkali się w pracowni rzeźby warszawskiej Akademii Sztuk Pięknych prowadzonej 
przez Grzegorza Kowalskiego. Każdy z artystów zajmuje się własną twórczością, 
używając innych sposobów wyrazu. Jednak wspólne projekty stanowią znaczącą 
część ich artystycznego życia. W latach 2017-2019 tworzyli malarskie kolaże, 
w których odwoływali się do dzieł poetów. Prezentowana na aukcji praca z 2019 
pochodzi z cyklu „Rozmowy”. Powstałe w czasie swobodnych spotkań i dyskusji 
obiekty zawierają fragmenty książek, rysunków przyrodniczych, często erotycznych, 
zwracają uwagę swoją barwnością i przemyślaną kompozycją.



tymek borowski
1984

bez tytułu (gray aristotelian head), 2016 
 
akryl, tusz/płótno, 81 x 65 cm 
sygnowany i datowany na odwrociu:  
'TYMEK BOROWSKI | 2016'

estymacja: 
12 000 - 16 000 pln  
2 700 - 3 500 EUR

29 

„Nie lubię szukać tematów. Staram się doprowadzić 
do tego, żeby to one mnie znalazły, żeby same 
przychodziły do głowy. Dużo czytam, oglądam,  
temat sam się pojawia. Bardzo często jest też tak,  
że kiedy robię jedną pracę, to pod koniec przychodzi 
pomysł następnej”.
t y m e k  b o r o w s k i







prezentowana praca jest jedną z pierwszych prac namalowanych przez 
tymka po powrocie do malarstwa. mimo że w malarstwie borowskiego 
można zauważyć wpływy XX-wiecznych tradycji, szczególnie surrealizmu, 
młody artysta wykreował niepowtarzalny styl. borowski posługuje się całym 
wachlarzem środków formalnych – od klasycznego malarstwa po nowoczesne 
technologie, umożliwiające tworzenie obrazów cyfrowych. pomimo 
różnorodnych poszukiwań to tradycyjna sztuka pędzla pozwala artyście 
skoncentrować się na materii obrazu, w którą wciąż się zagłębia. borowski, 
bazujący na swojej wyobraźni, kreuje świat oderwany od rzeczywistości –  
surrealistyczny i abstrakcyjny. jego kompozycje – dzięki zastosowaniu 
śmiałych eksperymentów formalnych – ulegają deformacji. jego sztuka 
nieustannie ewoluuje: po kilku latach od debiutu jest to złożona, często 
krytyczna analiza charakteru współczesnego systemu artystycznego, a także 
próba opowiedzenia o statusie (rozterkach, pokusach i tęsknotach) malarza 
funkcjonującego w jego obrębie. jednocześnie twórczość tymka zachowuje 
parametry, dzięki którym zdobyła uznanie w momencie, gdy artysta był jeszcze 
na studiach: to malarstwo pełne dezynwoltury, nieustannie pogrywające 
z kanonami stosowności, drażniące strażników „legalnych” estetyk, w końcu 
– przykład przewrotnego pokoleniowego buntu. w 2015 roku artysta otrzymał 
paszport „polityki” w kategorii sztuki wizualne za „nowatorskie podejście do 
sztuki i przedefiniowanie roli artysty we współczesnym społeczeństwie”.
tymek borowski swoją karierę rozpoczynał jako ‘zmęczony rzeczywistością’ 
malarz surrealista. na kilka lat porzucił malarstwo i oddał się animacji 
komputerowej utrzymanej w charakterystycznej estetyce internetowego kiczu 
(jako ‘czosnek studio’). ostatnio wrócił do malowania. jego prace pokazywane 
były m.in. w muzeum sztuki nowoczesnej w warszawie, zachęcie narodowej 
Galerii sztuki w warszawie czy deutsche bank kunsthalle w berlinie.



mateusz szczypiński  
1984

bez tytułu, 2010 
 
kolaż, olej/płótno, 80 x 80 cm 
sygnowany, datowany i opisany na odwrociu:  
'MS | Mateusz | Szczypiński | 2010'

estymacja: 
5 000 - 8 000 pln  
1 100 - 1 800 EUR 
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W swoich obrazach Mateusz Szczypiński posługuje się techniką olejną połączoną 
z umiejętnie dobranymi elementami kolażu, co czyni je wiernymi malarskiej tradycji, 
a jednocześnie świeżymi i zaskakującymi. Praca artysty z 2010 jest przykładem 
wczesnej serii dzieł, w których Szczypiński odwoływał się przede wszystkim do 
kanonu sztuki europejskiej, wprowadzając modyfikacje zarówno przy pomocy 
pędzla, jak i gotowych wycinków kolażu. Figury po lewej stronie odwołują się do 
obrazów Hansa Holbeina i konwencji portretowania znanej z płócien malarzy 
holenderskich. „Jeśli chodzi o odwołania do przeszłości, to występują one na kilku 
płaszczyznach. Z jednej strony jest przywoływanie pewnych znanych z historii sztuki 
dzieł, konkretnych motywów, estetyk czy tematów. Początkowo byli to głównie wielcy 
mistrzowie, sztuka nowożytna, z czasem pojawiły się też cytaty czy nawiązania do 
sztuki z ubiegłego wieku, szczególnie abstrakcji z kręgu konstruktywizmu rosyjskiego 
czy Bauhausu, ale także mniej ‘szlachetnej’ sztuki Socrealistycznej. (…) Charakter 
tego, co robię, najlepiej zdaje się wyrażać określenie malarski Found Footage, gdyż 
przypomina to właśnie montowanie pełnego obrazu z różnych znalezionych ‘śmieci’ 
– przypadkowych obrazów. Wydaje mi się, że to, co robię, wynika z charakteru 
współczesnej kultury, w której obrazy bombardują nas z każdej strony, przestają być 
unikatowe i tracą swe pierwotne znaczenia w zależności od kontekstu, w którym 
są przedstawiane. W tym natłoku, chaosie przedstawień, poszczególne obrazy 
zlewają się ze sobą, zmieniają, często w przypadkowy sposób” (Mateusz Szczypiński 
w rozmowie z Sylwią Krasoń dla „Contemporary Lynx Magazine”, luty 2013).





tomasz kulka
1979

"potop", 2016 
 
tempera jajowa, szlagmetal/sklejka, 60 x 110 x 10 cm 
sygnowany i datowany na odwrociu: 'TOMASZ KULKA | 2017'

estymacja: 
9 000 - 12 000 pln  
2 000 - 2 700 EUR 
 
w y s ta w i a n y :  
Tomasz Kulka, Idolatria, wystawa doktorska, Spółdzielnia Ogniwo, Kraków, 25.01-02.02.2019 
Tomasz Kulka, Das Ding, Steinek Gallery, Wiedeń, Austria, 24.04-30.05.2018 
Tomasz Kulka, Idolatria, Propaganda, Warszawa, 21.01-04.03.2017
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Obraz „Potop” Tomasza Kulki pochodzi z cyklu „Idolatria”. Tytułowe oddawanie 
czci boskiej idolom, czy po prostu bałwochwalstwo jest jedną z najważniejszych 
cech zawartych w sztuce. Tomasz Kulka w swoich pracach próbuje zwrócić uwagę, 
że sztuka coraz mocniej zastępuje religię, a jednocześnie w naszym postrzeganiu 
sztuki bardzo silnie odnosimy się do zakorzenionej w ludzkiej świadomości sztuki 
religijnej. W swoich bardzo malarskich i kunsztownych pracach Kulka wykorzystuje 
tradycyjne techniki. Przy ich pomocy tworzy fantastyczne światy, które choć 
wydają się nam znane, zostały wykreowane w wyobraźni artysty. „Potop”, który 
jest tematem prezentowanej pracy nie ma odniesienia do żadnego konkretnego 
wydarzenia czy nawet apokryficznego tekstu. Mimo stosowania przez artystę 
złoceń i ornamentowych zdobień nie są to obiekty przeznaczone do religijnego 
kultu. Co więcej nie można doszukać się w nich wątków sakralnych. Kulka swoim 
umiejętnościom warsztatowym kreuje pozornie ‘święte’ dzieła, które przyciągają 
pięknem i malarskością.



agata kus 
1987

"błon apetit", 2011 
 
akryl, olej/płótno, 25 x 30 cm 
sygnowany, datowany i opisany na odwrociu:  
'"Błon Apetit" akryl i olej na płótnie, 2011 A. Kus'

estymacja: 
3 200 - 4 200 pln  
700 - 1 000 EUR 
 
w y s ta w i a n y : 
Grupa Kuku Kuku (Agata Kus, Katarzyna Kukuła), Ryba Piła, Galeria Zderzak, Kraków, 21.02-06.04.2013 

32 

„Zwierzęta, po przedstawienia których chętnie sięgam 
w obrazach, traktuję zawsze jak symbole. Podobnie jak 
w bajkach, mogą przyjmować funkcję przewodnika, 
ilustrują ludzkie cechy, są powiernikami tajemnic, 
kluczami do odkrywania nowych treści. Ich kontakt 
z człowiekiem ma charakter inicjacji i wtajemniczania 
w dzikie, pierwotne potrzeby”.
a G ata  k u s





basia bańda 
1980

bez tytułu, 2004 
 
technika własna/płótno, 33 x 20 cm 
sygnowany, datowany i opisany na odwrociu:  
'BARBARA | BAŃDA | LIPIEC | 2004'

estymacja: 
3 000 - 4 000 pln  
700 - 900 EUR 
 
w y s ta w i a n y : 
Basia Bańda, Ci Ci, Galeria Zderzak, Kraków, 06.12.2005-20.01.2006 
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„We wczesnym okresie swojej twórczości oscylowałam 
między malarstwem a obiektem. Do niedużych 
kompozycji na płótnie doczepiałam zasłony z wełny 
lub innych materiałów. Pozwoliły ukryć wstyd, chroniły 
moją intymność. Jednocześnie prace prowokowały 
widza do ich dotykania i rozbierania. Czyniły z widza 
podglądacza  i tym samym wstyd dotykał także 
oglądającego”.
b a s i a  b a Ń d a





basia bańda 
1980

"zielona Góra", 2002 
 
olej/płótno, 30 x 30 cm 
sygnowany i opisany na odwrociu:  
'BASIA BAŃDA | 2002 +'

estymacja: 
3 200 - 4 200 pln  
700 - 1 000 EUR 
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Praca „Zielona Góra” Basi Bańdy to jeden z obrazów autorki odnoszących się 
do polskich miast. Ta praca jest wyjątkowa, ponieważ dotyczy rodzinnego miasta 
artystki. Zielona Góra to miejsce, z którym związane jest życie Basi Bańdy. W Zielonej 
Górze właśnie Bańda zaczynała swoją edukację artystyczną studiując w tamtejszym 
Instytucie Sztuk Wizualnych. Dzięki temu miejscu otworzyła się na wolność 
w działaniach artystycznych: „Na rysunku u Izabeli Gustowskiej dowiedziałam się, że 
tak naprawdę mogę wszystko. Nie muszę wiernie odtwarzać martwej natury, mogę 
się z nią swobodnie pobawić albo w ogóle się nią nie zajmować” (za Marta Lisok, 
Wywiad z Basią Bańdą, http://www.bwa.katowice.pl/p/651/basia_banda_fala_unosi_i_
wlecze__wernisaz/). Związek Basi Bańdy z Zieloną Górą to również udział w kilkunastu 
wystawach prezentowanych w rodzinnym mieście, w tym ostatniej „To nie jest 
wystawa jubileuszowa” z okazji 55-lecia powstania BWA Zielona Góra.





monika chlebek 
1986

bez tytułu, z cyklu: "złe sny", 2009 
 
tempera jajkowa/płótno, 24 x 30 cm 
sygnowany, datowany i opisany na odwrociu:  
'Monika Chlebek | z cyklu "Złe sny" | tempera jajowa na płótnie | 24 x 30 | 2009'

estymacja: 
3 000 - 4 000 pln  
700 - 900 EUR 
 
w y s ta w i a n y : 
Monika Chlebek, Złe sny, Galeria Zderzak, Kraków, 12.03-10.04.2010 
 

35 

Obraz Moniki Chlebek „Bez tytułu” z 2009 pochodzi z pierwszej indywidualnej 
wystawy artystki. Już wtedy w twórczości artystki można było zauważyć 
charakterystyczny dla niej styl z pogranicza jawy i snu. Wystawa „Złe sny” przykuwała 
uwagę i niepokoiła. Sny Chlebek pozornie dziejące się w nieświadomości, jednak 
z pełną ostrością i bolesnymi szczegółami przebijają się w świat rzeczywisty.  
Artystka w swoich pracach eksploruje przestrzeń niepokoju. Postaci z obrazów 
Chlebek budzą się ze mienionymi twarzami, defektami na ciałach. Z ich snów 
na zewnątrz przedostają się wewnętrzne strachy i najbardziej skrywane uczucia. 
Oplatają twarze, roznoszą się po innych częściach ciała. Choć mamy wrażenie, że 
w swojej serii autorka dotyka najbardziej intymnych uczuć, jednak nie możemy mieć 
takiej pewności, ponieważ artystka bardzo świadomie wyznacza granice i zostawia 
margines na niedopowiedzenie.





dawid czycz 
1986

bez tytułu (z głową w zielonej bańce), 2011 
 
olej/płótno, 80 x 60 cm 
sygnowany, datowany i opisany na odwrociu:  
'Dawid Czycz | Bez tyt | 80/60 | olej/płótno | 2011'

estymacja: 
6 000 - 8 000 pln  
1 400 - 1 800 EUR 
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Nowy surrealizm to określenie, które najczęściej pojawia się w opisie twórczości 
malarskiej Dawida Czycza.  Obrazy artysty zyskały miano co najmniej niepokojących. 
Dziwne, oparte na nieposkromionej wyobraźni malarza prezentacje zawierają w sobie 
niepowtarzalny nastrój trudnej do określenia grozy. Pozornie znajome fragmenty 
dobrze znanej nam rzeczywistości, które artysta zawiera w swoich obrazach, 
przybierają osobliwą formę przejmujących zdarzeń. W przypadku obrazów Czycza 
nie mamy do czynienia z wrażeniem ruchu czy prowadzenia narracji malarskiego 
przedstawienia. Dzieje się wręcz przeciwnie ze względu na czysto formalne 
założenia. Unieruchomienie, wręcz skamieniałość sylwetki człowieka zamkniętego 
w zielonej bańce, zamrożenie jej w bezruchu komunikuje pewne nieprawidłowości. 
Charakterystyczny dla malarza sposób kadrowania obrazu polega na usuwaniu spoza 
obrębu płótna tych elementów, które pozostają kluczowe dla zidentyfikowania 
przedstawionych postaci i sytuacji, w których się one znalazły. Całość emanuje 
niepokojącą aurą. Elementy zawarte w obrazie dają jedynie złudzenie historii, którą 
prowadzi artysta na obrazie. Zagadkowe tropy i niedopowiedzenia, które pozostawia 
to przede wszystkim bodźce do odczuwania tych niekoniecznie pożądanych emocji, 
jakimi są ból i strach.





tomasz kręcicki 
1990

"parasol", 2015 
 
olej/płótno, 40 x 40 cm 
sygnowany, datowany i opisany na odwrociu: 
'1.05.15 | "PARASOL" | T. KRĘCICKI'

estymacja: 
4 500 - 6 000 pln  
1 000 - 1 400 EUR 
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„Chodzi o to, żeby sposób malowania obrazu  
był dostosowany do tego, co przedstawia.  
Albo na odwrót. O to właśnie chodzi.  
Nie wiem o co chodzi”.
t o m a s z  k r ę c i c k i





tomasz kręcicki 
1990

"przekrój", 2012 
 
olej/płótno, 19,5 x 19 cm 
sygnowany i datowany na odwrociu:  
'T.KRĘCICKI | 2012'

estymacja: 
3 200 - 4 200 pln  
700 - 1 000 EUR 
 
w y s ta w i a n y : 
Tomasz Kręcicki, Wszystko, czym się nie zajmuję, Galeria Zderzak, Kraków, 19.06-30.07.2015 
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„Raczej nie maluję o miłości. Ewentualnie 
o erotyce i to dość prostej. Wielkich tematów 
i stuprocentowej powagi unikam, wydaje mi się, 
że to pretensjonalne. Wolę namalować miód 
albo spodnie, albo płetwę rekina”.
t o m a s z  k r ę c i c k i





martyna czech 
1990

"czeska damasacra", 2017 
 
olej/płótno, 60 x 50 cm 
sygnowany, datowany i opisany na odwrociu:  
"MARTYNA | CZECH | "CZESKA | DAMASACRA" | 50 x 60 CM | OLEJ NA PŁÓTNIE | 2017'

estymacja: 
5 000 - 7 000 pln  
1 100 - 1 600 EUR 
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„To, co mnie denerwuje, przekładam na płótno. 
Namalowanie czegoś po tygodniu byłoby oszustwem”.
m a r t y n a  c z e c H







Martyna Czech to niewątpliwie jeden z najciekawszych debiutów ostatnich lat. Jeszcze 
jako studentka trzeciego roku zdobyła uznanie krytyki oraz główną nagrodę w konkursie 
Bielskiej Jesieni, gdzie doceniono jej dojrzałość w komponowaniu obrazów oraz operowanie 
wyrazistym kolorem. Artystka maluje płótna niezwykle szybko, łapczywie, zdecydowanymi 
pociągnięciami pędzla. Ze względu na formę oraz podejmowaną tematykę twórczość Czech 
kojarzona jest z dorobkiem malarzy nowej ekspresji lat 80. Coraz częściej także określa 
się ją jako przedstawicielkę współczesnego surrealizmu. Prace artystki charakteryzuje 
świadomy, rozpoznawalny gest malarski, którego ekspresja współgra z podejmowanymi 
przez nią tematami. Jak pisze Basia Czyżewska: „Potrafi nie malować miesiącami, a później 
tworzy kompulsywnie. Działa w afekcie, na tydzień wyłączając się z życia. Maluje po śmierci 
dziadka, po seksie, po rozstaniu, po odkryciu zdrady, po stracie królika. Gdy czuje, że ma 
coś do powiedzenia. Obraz zawsze powstaje za jednym posiedzeniem. Praca nad płótnem 
trwa od kilkunastu minut do kilkunastu godzin. Kiedy jest skończone, jest skończone. Nie ma 
przyglądania się, ani poprawek. Płótna stoją złożone w pracowni, Martyna nie żyje między 
nimi, nie analizuje” (Basia Czyżewska, Martyna Czech: Nałóg malarski, vouge.pl, 23.09.2020). 

Martyna Czech od swojego debiutu na Biennale Malarstwa Bielska Jesień w 2015 roku, gdzie 
otrzymała Grand Prix, przebojem zdobyła sobie pozycję w polskim malarstwie. Aż siedem 
jej prac zakupiło do swojej kolekcji Muzeum Sztuki Nowoczesnej w Warszawie. We wrześniu 
2020 w Clay.Warsaw odbyła się pierwsza indywidualna wystawa artystki w Warszawie. 
Prezentowany zbiór obrazów pochodził z kolekcji dwójki warszawskich kolekcjonerów Piotra 
Bazylko i Tomasza Pasieka.



agnieszka sandomierz 
1978

bez tytułu, 2007 
 
tempera jajowa/płótno, 150 x 130 cm 
sygnowany i datowany na odwrociu: 'Agnieszka | Sandomierz | 2007'

estymacja: 
8 000 - 10 000 pln  
1 800 - 2 200 EUR 
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„Malując rozprawiam się z własną cielesnością.  
Chcę się sobie przyjrzeć. Patrzenie na obraz nie 
przypomina spoglądania w lustro. Obraz jest syntezą”.
a G n i e s z k a  s a n d o m i e r z





katarzyna kukuła 
1987

"rose", 2012 
 
olej/płótno, 24 x 35 cm 
sygnowany, datowany i opisany na odwrociu:  
'Katarzyna Kukuła | "Rose" | olej na płótnie | 24 x 35 cm | 2012'

estymacja: 
1 800 - 2 400 pln  
400 - 600 EUR 
 
w y s ta w i a n y : 
Grupa Kuku Kuku (Agata Kus, Katarzyna Kukuła), Ryba Piła, Galeria Zderzak, Kraków, 21.02-06.04.2013 
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„Obfitość życia. Kobiecość i erotyzm. Seksualność 
długo była tajemnicą, którą próbowałam zgłębić, 
przepracować na obrazach. Potem odkryłam na 
nowo naturę i jak dotąd mi się nie znudziła”.
k ata r z y n a  k u k u Ł a





Twórczość Izabeli Chamczyk można określić epitetem „sensualna”, co łatwo 
przywodzi na myśl skojarzenia z twórczością utożsamianą ze sztuką kobiecą. 
Chamczyk maluje dzieła angażujące sferę zmysłową poprzez wykorzystanie różnych 
faktur i użycie grubego, malarskiego impasto, przy pomocy którego artystka uzyskuje 
efekt chropowatej powierzchni płótna. To właśnie zainteresowanie sensualną 
stroną sztuki popchnęło Chamczyk w kierunku redefiniowania granic artystycznych 
mediów i prób uplasowania swojej twórczości gdzieś pomiędzy. Owe poszukiwania 
zaowocowały powstaniem terminu „malarstwo performatywne”, którym artystka 
określa prace powstające (jak i zapis z ich powstawania) w trakcie performance’u, 
którego świadkiem jest publiczność. „Bardzo piękna katastrofa II” swoją teksturalną 
techniką nawiązuje właśnie do sensualnej strony twórczości, tak chętnie podkreślanej 
przez artystkę. Ponadto, mieszana technika dzieła w naturalny sposób skłania do 
refleksji nad praktycznym, a co za tym idzie, sensualnym, aspektem. Rozchlapana, 
jak gdyby od niechcenia, czerwona i żółta farba kontrastuje z ciemniejszym tłem 
kryjącym zarys kobiecej sylwetki wyłaniającej się przypalonej i zniszczonej odbitki 
fotograficznej. Zestawienie ciepłych barw i ich teksturalnych właściwości wprowadza 
emocjonalny ładunek, tym samym stanowiąc swoiste połączenie między światem 
ludzkiej psyche a czysto empirycznego przeżywania świata, które często podkreśla 
Chamczyk. „Bardzo piękna katastrofa II” jest przykładem stosunkowo wczesnej 
pracy artystki. Z czasem malarstwo Chamczyk stało się bardziej abstrakcyjne w swej 
zabawie teksturą, a czysty sensualizm powierzchni płótna jego głównym tematem. 
„Bardzo piękna katastrofa II” stanowi zapowiedź tych przemian i formowania się 
rozpoznawalnego artystycznego stylu.

izabela chamczyk 
1980

"bardzo piękna katastrofa ii", 2007 
 
technika własna/płótno, 160 x 120 cm 
sygnowany datowany i opisany na odwrociu:  
'bardzo piękna | katastrofa II | I. Chamczyk | 2007 r. | I. Chamczyk'

estymacja: 
4 500 - 6 000 pln  
1 000 - 1 400 EUR 
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dorota buczkowska 
1971

bez tytułu, 2020 
 
akryl/płótno, 60 x 80 cm 
sygnowany, datowany i opisany na odwrociu:  
'D Buczkowska 2020 | 80 x 60'

estymacja: 
9 000 - 12 000 pln  
2 000 - 2 700 EUR 
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Dorota Buczkowska w konsekwentny sposób zdaje się czerpać z tradycji malarstwa 
materii zakorzenionego w wizualnych podobieństwach do świata biologicznej 
materii. Artystyczny język Buczkowskiej, zastosowanie form zaczerpniętych z natury 
i nacechowanych pierwotnym sensualizmem zdaje się kreować organiczny dialog 
z tworzącymi wcześniej artystkami należącymi do kanonu malarstwa materii i polskiej 
sztuki XX wieku, takimi jak Erna Rosenstein, której paleta barw zdaje się stanowić 
punkt wyjścia dla Buczkowskiej. Swoisty sensualizm przeważnie ciepłych odcieni 
różu i szarości przywołuje też skojarzenia z rzeźbami i akwarelowymi szkicami 
Aliny Szapocznikow. Szczególną uwagę w swojej twórczości Buczkowska poświęca 
procesom charakterystycznym dla zachowań ludzkiego ciała, do których zaczęła 
odwoływać się bardzo wcześnie w swojej karierze, już w 2002, w „Aorcie”, gdzie 
ukryta w trawie czerwona rurka, w oczywisty sposób nawiązująca do ludzkiej 
anatomii, symbolizowała procesy ciągłej wymiany i cyrkulacji między światem 
ludzi a natury. To samo zainteresowanie artystki jest widoczne w przypadku 
serii „Łaskotania podniebienia” z 2013, w której Buczkowska mierzy się z próbą 
wizualnego ukazania tego trudnego do opisania stanu. Tytuł serii sugeruje pewną 
niejednoznaczność – z jednej strony stan, w który każdy człowiek może dobrowolnie 
się wprowadzić, a z drugiej, proces zachodzący bezwiednie, przychodzący jak gdyby 
znikąd, nad którym człowiek nie ma kontroli, podobnie jak nad wieloma innymi 
procesami biologicznymi zachodzącymi nieustannie w ludzkich ciałach. „Punktem 
wyjścia dla Buczkowskiej jest wywołanie niepewności poznawczej, poczucia, które 
rodzi się z różnicy pomiędzy tym, co widzimy i czego doznajemy, a ramami naszego 
poznania” – pisze Iwona Kurz („Cieniem pisanie: poezja materii. Dorota Buczkowska” 
i „Rok w sanatorium”, s. 12-14). Podobnie jak w „Łaskotaniu podniebienia”, płótno 
z 2020 wpisuje się w konwencję prac ukazujących swojego rodzaju wewnętrzne 
napięcie, które może być odczytywane zarówno jako stan biologiczny, jak 
i psychologiczny. Owa dychotomia odzwierciedlona jest poprzez starcie gładkich, 
niewidocznych pociągnięć pędzla tworzących tło i silnie dynamicznych pociągnięć 
na powierzchni płótna, których siatka nadaje obrazowi teksturę i zabarwienie 
emocjonalne poprzez wprowadzenie ciepłych i zimnych barw.





michał slezkin 
1960

"pandemia time", 2020 
 
olej/płótno, 170 x 270 cm 
sygnowany, datowany i opisany na odwrociu:  
'MICHAŁ SLEZKIN | "PANDEMIA TIME" | VIEW FROM THE WINDOW | 2020 | SPRING | [sygnatura]'

estymacja: 
12 000 - 15 000 pln  
2 700 - 3 300 EUR 
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bartek otocki 
1978

bez tytułu, z cyklu: "nieodwracalne", 2017 
 
olej/płótno, 150 x 150 cm 
sygnowany, datowany i opisany na blejtramie na odwrociu:  
'BEZ TYTUŁU, Z CYKLU "NIEODWRACALNE" | BARTEK OTOCKI 2017 [sygnatura]'

estymacja: 
9 000 - 12 000 pln  
2 000 - 2 700 EUR 
 
w y s ta w i a n y : 
Bartek Otocki, Przyszłość jest nieunikniona, ale może się nie wydarzyć, Galeria Olimpus, Łódź, 2018 
Bartek Otocki, Zostało mniej czasu, niż się wydaje, Galeria Bielska BWA, Bielsko-Biała, 03.02-05.03.2017 
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Charakterystyczne rozmyte kontury malowanych przedmiotów i przedstawień. 
Specyficzny sposób tworzenia nowej materii malarskiej, w której realność niemal 
przemienia się w abstrakcję, a figury z obrazu uzyskują wymiar surrealistyczny, to 
rozpoznawalne cechy malarstwa Bartka Otockiego. Jak wskazuje Anna Cirocka: „Otocki 
przekroczył pewną granicę fascynacji dziedziną optyki. To, w jaki sposób oko ludzkie 
rejestruje obraz wywołuje określone myśli. Naturalnie, można to wyjaśnić zasadami fizyki 
i, bardziej szczegółowo, optyki”. Według Cirockiej sztuka Otockiego czerpie inspiracje 
z przedstawień figuratywnych i jej kod kulturowy jest rozpoznawalny. „Praktykuje 
malarstwo niepokojące, o zatartych konturach rzeczywistości, analizujące strukturę 
formy. Mamy tu wyciszone harmonie kolorystyczne, ale rozmyty detal wprowadza pewien 
dyskomfort i całe spektrum znaczeń. Artysta czerpie z symboliki religii, mistyki, z kultury 
codzienności. Obrazy kojarzą się z kadrami filmowymi, stop klatką kilku nałożonych na 
siebie sekwencji z filmów grozy” (za: Anna Cirocka, https://plasterlodzki.pl/wydarzenia/
brudna-materia-bartek-otocki-piotr-pasiewicz/).





bartek buczek
1987

"seria zimowa" 1, 2010 
 
olej/płótno, 40 x 40 cm 
sygnowany i datowany na odwrociu: '2010 BARTEK BUCZEK'

estymacja: 
4 000 - 6 000 pln  
900 - 1 400 EUR
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Prace Bartka Buczka przypominają czarno-białą fotografię lub kadry filmowe.  
Niekiedy – ze względu na swoją szczegółowość – jego obrazy wydają się bliższe 
fotografii, innym razem sprawiają bardziej filmowe wrażenie – zwłaszcza, gdy 
wykorzystują elementy fantastyczne. Ich kadrowanie i nietypowa, zaskakująca 
perspektywa przypominają pracę kamery, która obliczona jest na udramatycznienie 
widoku lub uzyskanie ciekawego wizualnie efektu. Monochromatyczne obrazy Buczka 
wydają się być zapisami filmowych scen lub utrwalonych na fotografii wspomnień czy 
też zapisanych w pamięci obrazów. Jak przyznaje sam artysta, w swojej twórczości 
inspirował się niejednokrotnie malarstwem „Grupy Ładnie”. Posługuje się on 
z reguły figuratywnym językiem malarskim, nieobce są mu również przedstawienia 
czerpiące z fantastyki czy stylistyki nadrealizmu. W jego erudycyjnej twórczości, także 
tej wykraczającej poza ramy obrazów, odnaleźć można melancholijną atmosferę, 
zakorzenioną w głęboko egzystencjalnej refleksji. Jako artystę interesuje go kondycja 
człowieka we współczesnym, stechnicyzowanym, odartym z uspokajających rytuałów 
świecie. Patrząc szeroko, interesuje go człowiek, a precyzyjnie, on sam. Inspiracje 
popkulturą przeplatają się w jego sztuce z zainteresowaniem historią filmu czy 
designu. Artysta wykracza także poza medium malarskie. Tworzy wówczas obiekty, 
które podejmują zagadnienie refleksji nad statusem samej sztuki i roli artysty.  
Dla Buczka ważne są emocje, interesują go stany wytłumienia, ogłuszenia, odcięcia 
od bodźców. Artysta skupia się na przedmiotach, często stanowiących centrum jego 
prac, pozostając wierny kolorystyce poprzednich cykli: czerni, bieli i szarości.





paweł olszczyński
1985

waza, 2018 
 
ceramika, 37 x 53 x 53 cm 
sygnowany i datowany na spodzie:  
'Olszczyński Paweł | 2018'

estymacja: 
6 000 - 10 000 pln  
1 400 - 2 200 EUR 
 
w y s ta w i a n y :  
„W niedalekiej przeszłości”, BWA SiC Wrocław, 27.05-16.06. 2018 
„Kapitał kolektywny”, Muzeum Historii Spółdzielczości, Warszawa, 2019 
„Korzenie i korzenie się”, galeria Henryk, Kraków, 2019
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„Działalność Pawła Olszczyńskiego w Łysej Górze  
to rodzaj archeologii poza archaīos (gr. ἀρχαῖος 
archaīos – dawny, stary), rozumianej jako dyscyplina 
rzeczy, badająca zjawiska niedalekiej przeszłości”.
c e z a r y  l i s o w s k i





Widok wystawy „W niedalekiej przeszłości”, BWA SiC Wrocław, fot. Alicja Kielan

Prezentowana praca stanowi część projektu realizowanego przez Pawła 
Olszczyńskiego na przestrzeni lat 2016-18 w małopolskiej wsi Łysa Góra, 
którego podsumowaniem była prezentacja „W niedalekiej przeszłości” 
w Galerii BWA Szkło i Ceramika we Wrocławiu w 2018 roku. 
Łysa Góra to wzorcowa wieś okresu PRL, słynąca niegdyś z produkcji 
ceramiki, która w latach 60.-70. XX wieku wabiła artystów możliwością 
realizacji monumentalnych kompozycji ceramicznych dla architektury. 
Założona tam w 1947 spółdzielnia „Kamionka” zajmowała się przede 
wszystkim produkcją ceramiki artystyczno-ludowej. Po kilku latach 
działalności, pod hasłem „ceramicznego eksperymentu”, rozpoczęto 
w niej wyrób płyt okładzinowych przeznaczonych do dekoracji 
architektury. Ceramiczne kompozycje z Łysej Góry szybko pojawiły 

się w przestrzeniach publicznych wielu miast w Polsce i za granicą. 
Spółdzielnia z powodzeniem działała do końca lat 80. XX wieku. 
Po likwidacji Cepelii, której podlegała oraz po przekształceniach 
gospodarczych okresu transformacji, nastąpił jej upadek. Zamknięta 
w 1992 wznowiła jeszcze na kilka lat działalność jako prywatne 
przedsiębiorstwo zajmujące się głównie produkcją doniczek 
przeznaczonych na rynek zagraniczny. Ten „eksperyment” nie powtórzył 
jednak wcześniejszych łysogórskich sukcesów. Pogłębił za to konflikty 
społeczne we wsi, które wpłynęły na obecny stan pospółdzielczej spuścizny. 
W swoim projekcie Paweł Olszczyński wziął na warsztat ostatnie lata 
działalności i likwidację „Kamionki”. Wszedł w rolę badacza, a polem 
jego poszukiwań stał się teren upadłych zakładów ceramicznych. 



W trakcie pobytów w Łysej Górze wydobywał i dokumentował ślady ich 
dawnej świetności. Gromadził archiwalia, obiekty typu ready made, ale 
także – na bazie oryginalnych form i materiałów – „preparował” własne 
artefakty. Wykorzystał do tego tzw. skorupy – ceramiczny gruz, odrzuty, 
niedokończone naczynia znalezione w pofabrycznych halach.  
Finalizując przerwany proces ich produkcji, wskazywał na istniejący  
wciąż potencjał miejsca. 
Łysogórskim wyrobom Olszczyński nałożył swoje maski. Niewypalone od 
lat donice, produkcyjne odpady pokrył rysunkiem o charakterystycznych 
dla swojej twórczości motywach: siatek, włosów, wplątanych w nie twarzy 
i postaci. Nieprzypadkowo prace te przywołują skojarzenia z antycznymi 
wazami, fragmentami wykopaliskowych naczyń. Choć powstały na 

materiale z ostatnich lat funkcjonowania zakładów, artysta nadał im 
stylistykę starożytności, by podkreślić, że przynależą już do przeszłości. 
Działalność Pawła Olszczyńskiego w Łysej Górze to rodzaj archeologii poza 
archaīos (gr. ἀρχαῖος archaīos – dawny, stary), rozumianej jako dyscyplina 
rzeczy, badająca zjawiska niedalekiej przeszłości. 
Łysogórski projekt Pawła Olszczyńskiego oscylował wokół głównych 
wątków w historii i działalności „Kamionki”, ale spółdzielnia ta jest jedynie 
przykładem, którym artysta ilustruje interesujący go problem „masy 
upadłościowej”, niszczejących pozostałości zakładów produkcyjnych, 
spółdzielni, warsztatów artystycznych, rzemieślniczych itp., które nie 
przetrwały okresu transformacji. 



sławomir toman 
1966

"mono-poli" ii, 2016 
 
olej/płótno, 120 x 120 cm 
sygnowany, datowany i opisany na odwrociu:  
'TOMAN 'S | MONO-POLI II | 2016 | OLEJ, PŁÓTNO | 120 X 120 CM'

estymacja: 
12 000 - 15 000 pln  
2 700 - 3 300 EUR 
 
w y s ta w i a n y : 
Sławomir Toman, Mono-poli, Galeria Sandhofer, Salzburg, Austria, 20.05-06.07.2016 
Tomasz Bielak, Jakub Ciężki, Sławomir Toman, Sick of Reality, Galeria Labirynt, Lublin, 23.03-6.05.2018 
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Twórczość Sławomira Tomana bez obaw można zaliczyć do nurtu hiperrealizmu. 
Wybrane obiekty popkultury uwodzą soczystymi barwami skrywając w sobie krytykę 
konsumpcyjnej rzeczywistości. Pozbawione kontekstu, wycyzelowane do perfekcji 
przedmioty zyskują nową jakość i znaczenie. Niezwykłe przywiązanie malarza do 
wiernego odwzorowywania i samego aktu tworzenia przywołuje pierwotną wartość 
sztuki – mimesis. Obrazy Tomana stanowią nowoczesną parafrazę motywu martwej 
natury, gdzie plastikowe powierzchnie i błysk lakierowanego metalu są równie 
iluzoryczne, co motywy vanitas w płótnach holenderskich mistrzów.





„Zdjęcie jest dla Sławomira sposobem postrzegania 
świata, jego drugim okiem, a zarazem pierwowzorem 
obrazu (co czyni artystę spadkobiercą fotorealizmu). 
Jednak rzeczywistość kadrowana przez obiektyw 
nabiera indywidualnego wymiaru. Malarstwo 
Tomana to zatem efekt podwójnej kreacji – pozornie 
chłodne, pozbawione kontekstu sprzęty, przeniesione 
z fotografii na płótno nabierają malarskiej treści”.
a G n i e s z k a  r ay z a c H e r





sławomir toman 
1966

bez tytułu, 2003 
 
olej/płótno, 80 x 60 cm (w świetle oprawy) 
sygnowany, datowany i opisany na odwrciu:  
'Toman’s | „Bez tytułu” | 2003 | olej, płótno'

estymacja: 
6 000 - 8 000 pln  
1 400 - 1 800 EUR 
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„Obiekty na płótnach Tomana poddawane są reifikacji –
zamierzonemu uprzedmiotowieniu, wskazując  
nierzadko na ignorowane we współczesnym świecie 
zjawisko zamiany ról. Toman bardzo często traktuje 
pewien abstrakt jako rzecz materialną, konkretyzuje 
ważne dla niego, jako artysty i świadomego człowieka, 
idee. Ucieka się także do hiperbolizacji, zakładając 
maskę facecjonisty”.
j u s t y n a  G o r z k o w i c z





michał Frydrych 
1980

bez tytułu, 2007 
 
akryl/płótno, 73 x 118 cm 
sygnowany, datowany i opisany na odwrociu:  
'MICHAŁ FRYDRYCH | 165.2007. 73 x 118 CM | BT'

estymacja: 
6 500 - 8 000 pln  
1 500 - 1 800 EUR 
 
w y s ta w i a n y : 
Michał Frydrych, Dziura w całym, Galeria m², Warszawa, 30.11-29.12.2007

l i t e r at u r a : 
Michał Frydrych: Dziura w całym, katalog wystawy indywidualnej, Warszawa, 2008 
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Językiem twórczości Michała Frydrycha jest tworzywo, które opowiada historie, 
relacjonuje zdarzenia oraz umożliwia pojawianie się i znikanie rzeczy. Tworzy on 
w obrębie przestrzeni narracyjnych, czasem zahaczając również o przestrzeń 
publiczną. Malarstwo jest dla niego zjawiskiem tworzącym wizualne obiekty, które 
„generują ciągi znaczeń w mowie”. Jest to jeden z tych artystów, którzy dużo uwagi 
poświęcają poziomowi intelektualnemu swoich prac. Zabiegiem często występującym 
w jego twórczości jest zestawianie słów, które oprócz gry słownej pozwalają na 
interpretacje egzystencjalne. Prezentowana praca pochodzi z debiutanckiej 
wystawy artysty w Galerii m2 w Warszawie. Jak pisze Michał Jachuła: „Jego wczesne 
obrazy wpisywały się w najróżniejsze nurty figuracji. Można było rozpoznać na nich 
sylwetki postaci, fragmenty rzeczywistości czy litery układające się w słowa, bądź 
przeciwnie – słowa rozsypujące się w pojedyncze znaki alfabetu. Z czasem prace 
przedstawieniowe ustąpiły miejsca abstrakcyjnym” (culture.pl, 09.2017).





anna reinert 
1979

bez tytułu, 2008 
 
akryl/płótno, 33 x 23,5 cm 
sygnowany i datowany na odwrociu: 'ANNA REINERT | 2008'

estymacja: 
2 000 - 3 000 pln  
500 - 700 EUR 
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„W malarstwie interesują mnie dwa zagadnienia: 
ludzie i architektura. Można powiedzieć, że oba 
sprowadzają się do jednego pytania o relacje pomiędzy 
przestrzenią a jej użytkownikami. O to, kto i w jaki 
sposób definiuje miejską przestrzeń i sposoby jej 
‘używania’. Szczególnie interesujące wydają mi się 
przestrzenie publiczne i półpubliczne”.
a n n a  r e i n e r t





andrzej roszczak 
1975

"auto nr 326", 2010 
 
olej/płótno, 40 x 70 cm 
sygnowany, datowany i opisany na odwrociu:  
'Auto 326 | oil on canvas 40 x 70 | NK: 2010/006 | Andrzej Roszczak Eng | 2010'

estymacja: 
3 000 - 4 500 pln  
700 - 1 000 EUR 
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marta deskur 
1962

"małgosia", 2008 
 
duratrans/plexi, 100 x 100 cm 
sygnowany, datowany i numerowany p.d.:  
'MARTA DESKUR | 2008 ed. 1/5' 
ed. 1/5

estymacja: 
7 000 - 10 000 pln  
1 600 - 2 200 EUR 
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„Moje fotografie są często wycięte z tła, więc nie ma tu 
mowy o głębi czy przestrzeni formalnej. Piękno może 
wynikać z kontekstu; dla mnie jest tam, gdzie spotykają 
się dobro, rozum i tajemnica”.
m a r ta  d e s k u r





marta nadolle
1989

adrianno, twój chłopak ma konto na zaadoptujfaceta.pl, 2019 
 
olej/deska, 26 x 34 cm 
sygnowany, datowany i opisany na odwrociu:  
'MARTA NADOLLE | "Adrianno twój chłopak ma konto na | zaadoptujfaceta.pl" | 26 x 34 | olej na desce | 2019'

estymacja: 
4 000 - 6 000 pln  
900 - 1 400 EUR 
 
w y s ta w i a n y :  
Marta Nadolle, Nie szukam przygód, Galeria LETO, Warszawa, 24.08-14.09.2019
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obrazy prezentowane na wystawie marty nadolle „nie szukam przygód”, z której 
pochodzi również oferowana na aukcji praca, powstały jako pokłosie doświadczeń 
artystki, która pragnąc znaleźć partnera i nawiązać „stały związek”, eksplorowała  
portale randkowe. szukając uczucia i bliskości przeglądała profile na stronach 
sympatia.pl, tinder, bado aż po zaadoptujfaceta.pl. ze spotkań z osobami, które 
tylko nominalnie nie szukają przygód, powstał cykl obrazów, które zmuszają do 
refleksji i zastanowienia. Główną bohaterką obrazów autorka uczyniła samą siebie. 
to ją właśnie widzimy w różnych codziennych sytuacjach. opowiada w ten sposób 
o relacjach z innymi ludźmi, samotności, rozpaczy, a przede wszystkim braku miłości 
i obsesyjnemu jej szukaniu. tytuły obrazów, to najczęściej pojedyncze zdania 
wypowiadane przez bohaterkę. malarka umieszcza je na płaszczyźnie obrazu.  
ten swoisty komentarz naprowadza widza na sytuację i towarzyszące jej uczucia. 
emocje obrazu potęguje tonacja kolorystyczna każdej pracy.





zuzanna bartoszek
1993

"złamane serce nad miastem", 2020 
 
olej/płótno, 100 x 120 cm 
sygnowany, datowany i opisany na odwrociu:  
'HEARTBROKEN CITYWIDE | Z. BARTOSZEK 2020'

estymacja: 
5 000 - 7 000 pln  
1 100 - 1 600 EUR
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małgorzata kosiec
1975

"blisko", 2013 
 
akryl/płótno, 50 x 50 cm 
sygnowany, datowany i opisany na odwrociu:  
'MAŁGORZATA | KOSIEC | 2013 | BLISKO'

estymacja: 
4 000 - 7 000 pln  
900 - 1 600 EUR 
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Małgorzata Kosiec stworzyła charakterystyczny i konsekwentny styl, którego elementy składowe 
pozostają spójne na przestrzeni jej kariery. „Blisko” z 2013 stanowi doskonały przykład głównych 
założeń towarzyszących artystce w jej malarskich poszukiwaniach. „Ostatnio buduję portrety 
z warstw liter, cyfr, symboli, często słów i zdań o wybranym znaczeniu. To upust dla moich 
ciągot psychologicznych czy wręcz filozoficznych” – opisuje Małgorzata Kosiec. Artystka używa 
miniaturowego puzzla – litery, cyfry, czasem dynamicznego pociągnięcia pędzla naśladującego 
francuskich pointylistów, jako kostki budulcowej, z której powstają bardziej skomplikowane kształty 
i konfiguracje, ostatecznie najczęściej tworzące ludzkie portrety. Kosiec równolegle pracuje nad 
seriami, z których każda rządzi się innym, wcześniej wspomnianym parametrem. „Blisko” należy 
do cyklu „Mono”, w którym zarysy twarzy wyłaniają się z namalowanych na płótnie pojedynczych 
liter, które zdają się tłoczyć i kumulować w pobliżu centrum obrazu, nadając w ten sposób całemu 
dziełu efekt naturalnej, organicznej aranżacji. Co ciekawe, pomimo że artystka wykorzystuje w pracy 
zarówno litery, jak i cyfry, to te pierwsze wydają się zdecydowanie dominować w kompozycji, a cyfry 
widz może dostrzec dopiero po uważnej inspekcji dzieła. Ten triumf litery nad cyfrą może być 
postrzegany jako artystyczny komentarz dotyczący przenikania się ludzkiego, empirycznego świata, 
w którym centralnym nośnikiem wyrazu są słowa i budujące je litery, a światem skomputeryzowanym, 
mechanicznym, rządzonym przez uprzednio zaprogramowane ciągi cyfr, w których człowiek nie umiałby 
doszukać się znaczenia. Chłodna kolorystyka, kształtowana przede wszystkim przez odcienie błękitu 
i szarości, zdaje się potęgować wspomnianą w tytule potrzebę bliskości między ludźmi.





monika waraxa
1977

jacqueline, 2008/2009 
 
olej/płótno, 70 x 50 cm 
sygnowany, datowany i opisany na odwrociu:  
'JACQULINE | MONIKA WARAXA | 50 X 70, 2009/09 | [sygnatura]'

estymacja: 
2 500 - 3 500 pln  
600 - 800 EUR 
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Dla Moniki Waraxy sztuka powinna być czytelna i zrozumiała dla zwykłych ludzi.  
Artystka chce tworzyć tak, aby jej prace budziły emocje, ale nie potrzebowały 
„tłumaczeń” krytyków sztuki. Taką też filozofię przedstawiała dwuosobowa grupa twórcza 
noBrain, którą Waraxa współtworzyła z Jakubem Budzyńskim. Jednak malarstwo autorki 
wbrew założeniom nie zawsze spełnia życzeniowe postulaty. Tematy do swoich prac 
Waraxa znajduje „na ulicy”, więc trudno jej obrazy nazwać ładnymi. Waraxa włącza do nich 
elementy sztuki streetartu, z nonszalancją i udawaną nieumiejętnością naśladuje  uliczne 
szablony, bawi się plamą i mocnymi, komiksowymi konturami postaci. W świecie malarstwa 
Waraxy istnieją przybrudzone kolory i surowość obrazowania.  

Autorka ukończyła warszawską Akademię Sztuk Pięknych. W latach 2011-2016 mieszkała 
i pracowała w Londynie oraz Pekinie. Zrealizowała wiele wystaw indywidualnych, a także 
prowadzi działalność edukacyjną, m.in. we współpracy z London School of Economics, 
Saatchi Gallery i CSW Łaźnia.





ivo nikić
1974

"włącznik", 2003 
 
olej/płótno, 120 x 100 cm 
sygnowany, datowany i opisany na odwrociu:  
'IVO NIKIĆ 2003 | "WŁĄCZNIK"'

estymacja: 
4 000 - 7 000 pln  
900 - 1 600 EUR 
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Krytycy mówią, że Ivo Nikić jest jednym z najciekawszych artystów swojego pokolenia, 
potrafiącym wykorzystywać w swoim malarstwie niebanalne, a czasem mocno zaskakujące 
zestawienia motywów, technik i nawiązań do uznanych i popularnych konwencji. Obraz 
„Włącznik” z 2003 to propozycja wyjątkowa. Jest to jeden z nielicznych obrazów, które 
pochodzą sprzed pożaru pracowni artysty. Nikić pracował w kamienicy przy ulicy 
Targowej 80 w Warszawie. Pod tym samym adresem działał teatr i ponad 20 innych 
pracowni artystycznych. Nad ranem 30 stycznia 2013 właśnie tym budynku wybuchł pożar. 
Jego efektem były zawalone piętra domu i wypalony cały środek kamienicy, a także – 
w przypadku Ivo Nikicia – stracony dorobek twórczy 10 lat, gdyż pracownia była dla artysty 
także magazynem i archiwum. „Włącznik” to jedna z wczesnych prac artysty.





rafał wilk
1979

bez tytułu, 2005 
 
olej/płótno, 99,5 x 120 cm 
sygnowany i datowany na odwrociu: 'Rafał Wilk 2005'

estymacja: 
7 000 - 9 000 pln  
1 600 - 2 000 EUR
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„Wilk realizuje cyfrowe animacje video, fotografuje, 
maluje obrazy w technice olejnej. Poszukuje 
przestrzeni do własnej wypowiedzi na styku malarstwa, 
fotografii i filmu, między obrazem jednostkowym 
a multiplikowanym. Jego prace często mają charakter 
symulacji. Z upodobaniem podszywa się pod narratora 
opowieści z przeszłości”.
r y s z a r d  w o ź n i a k





jin bo
1978

"la jeunesse superposée", 2007 
 
olej/płótno, 130 x 97 cm 
sygnowany, datowany i opisany na odwrociu:  
'"La junesse superposee" 2007 | Huile sur toile 130 x 97 cm | [sygnatura]' 
opisany na blejtramie: 'LA GALERIE 5 TISE 31'

estymacja: 
40 000 - 60 000 pln  
8 700 - 13 100 EUR 
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„Żyję w dwóch światach, jednym jest rzeczywistość, 
która wydaje mi się sztuką, a drugim moje malarstwo, 
które definiuje moją rzeczywistość”.
j i n  b o





Jin Bo jest chińskim artystą współczesnym, tworzącym we Francji 
i Chinach, w krajach, w których zdobywał swoje artystyczne 
doświadczenie. W swojej twórczości artysta sięga przede wszystkim 
po wizerunki osób znanych z popkultury bądź politycznych 
plakatów, takich jak Marilyn Monroe, Serge Gainsbourg, Basquiat, 
Mao czy Francis Bacon. W serii portretów Bo można wyróżnić dwie 
tematycznie wyraziste osie – pierwszą dedykowaną twórcom i innym 
artystom, i drugą, o czysto politycznym charakterze. W przypadku 
obu tych zakresów tematycznych formalne podejście do obrazu 
pozostaje podobne. Jin Bo wykorzystuje metodę nakładania na siebie 
realistycznych, jak gdyby fotograficznych przedstawień konkretnej 
postaci. Pojedyncze, ostrzejsze zdjęcie, zostaje przez artystę 
zwielokrotnione, i nałożone na siebie, przy równoległym zastosowaniu 
efektów przydymienia i rozmycia. Twarze portretowanych zyskują 
dzięki tym zabiegom efekt transparentności i zanikania, przywodzący 
na myśl skojarzenia z mgłą lub widokiem widzianym przez łzy lub 
nieostry obiektyw aparatu. 
W „La jeunesse superposee” (2007) Jin Bo z jednej strony 
pochyla się ponownie nad wypracowanym wizerunkiem bohatera 
obrazu jako widma-ikony, a z drugiej wskazuje na wątki silniej 
upolitycznione, splatające się z zainteresowaniem artysty innymi, 
kanonicznymi wręcz, obrazami inspirowanymi fotografiami wodza 
Mao. Zwielokrotnienie wizerunku żołnierza na obrazie jest więc 
przykładem sposobu na budowanie kultu wokół przedstawienia 
jednostki, a jednocześnie wskazuje na pewien rozdźwięk pomiędzy 
wszechobecnością zachodnich idoli, a brakiem znajomości ich 
wschodnich odpowiedników na Zachodzie. Z tego powodu, 
anonimowy chiński młody żołnierz w mundurze, z zachodniej 
perspektywy, może kryć w sobie potencjał, aby stać się takim 
rozpoznawalnym wizerunkiem.





bartek materka
1973

bez tytułu, 2006 
 
olej/płótno, 120 x 160 cm 
sygnowany, datowany i opisany na odwrociu:  
'BARTEK MATERKA, 2006 | OLEJ/PŁÓTNO'

estymacja: 
30 000 - 40 000 pln  
6 600 - 8 700 EUR 
 
w y s ta w i a n y :  
Bartek Materka, Klatka, Bunkier Sztuki Galeria Sztuki Współczesnej, Kraków, 24.02-10.04.2010 
 
l i t e r at u r a : 
Bartek Materka: Klatka, katalog wystawy indywidualnej, Kraków, 2010
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„Punktem wyjścia dla większości prac Materki 
są zdjęcia. Jednak rzadko jest to jedynie zapis 
rzeczywistości: artystę fascynują raczej deformacje, 
odkształcenia i anomalie, jakim obrazy ulegają 
w naszej świadomości, a także zakłócenia wywołane 
zastosowaniem współczesnych technologii optycznych 
lub biologicznymi zaburzeniami widzenia. W efekcie 
malarskich eksperymentów jego prace balansują na 
granicy reprezentacji i abstrakcji”.
a n n a  c y m e r





paweł śliwiński
1984

"potwór", 2006 
 
olej, technika własna/płótno, 130 x 130 cm 
sygnowany, datowany i opisany na odwrociu:  
'PAWEŁ | ŚLIWIŃSKI | 2006 | POTWÓR'

estymacja: 
6 000 - 10 000 pln  
1 400 - 2 200 EUR
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„Na przykład w obrazie Potwór. W nim, poprzez 
to, że zastosowałem własną technikę, tworzą się 
ciekawe efekty mieszania farby, przypominające 
rozlaną benzynę na mokrej jezdni, a przyklejone 
fragmenty wyschniętego akrylu kojarzą się z łuskami. 
Staram się stosować farbę w taki sposób, żeby 
uzasadniony był wybór jej użycia, a uzyskane efekty – 
charakterystyczne dla tego malarskiego medium”.
pa w e Ł  ś l i w i Ń s k i

W malarstwie Pawła Śliwińskiego ważna jest improwizacja. Autor porównuje malowanie do 
swobodnej wirtualnej jam session. Wyznaczając punkt początkowy snuje malarską opowieść 
kreując nowe elementy, łącząc kolejne motywy, urywając obraz czy nabudowując go 
kolorami i kształtami. Linie przenikają się, a plamy z farby zyskują swoje znaczenia. W 2007 
roku Paweł Śliwiński wraz Tymkiem Borowskim na ścianie galerii zaprezentowali malarski 
performance. Pierwowzorem do akcji „Kartofel” była popularna niegdyś zabawa o tym 
samym tytule, w której linia narysowana na kartce przez jedno dziecko, kontynuowana była 
przez następne.





Grzegorz kozera
1983

"Vanitas", 2013 
 
akryl/płótno, 200 x 170 cm 
sygnowany, datowany i opisany na odwrociu:  
'RZEGORZ | KOZERA | VANITAS 2013' 
na odwrociu wskazówka montażowa

estymacja: 
8 000 - 10 000 pln  
1 800 - 2 200 EUR 
 
w y s ta w i a n y :  
Grzegorz Kozera, Trochę dziwny, Galeria Bardzo Biała, Warszawa, 20.01-21.03.2014 
Kompas Młodej Sztuki, galeria (-1), Centrum Olimpijskie, Warszawa, 13.12.2017-02.01.2018 
 
l i t e r at u r a : 
EXIT nr 1/(97)2014, s. 6678
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„Wszystko to, co  tworzy, jest wciąż dziwne, i wciąż 
przejmujące. Ciało, przedmiot, zależności, choćby 
alians natury i kultury, są dziwne. Przedstawienia 
są nierzeczywiste, alogiczne, w duchu surrealnego 
zerwania wiązadeł rzeczywistego, ale przy domyślnym 
ich zachowaniu”.
m a G d a l e n a  s o Łt y s





iwo rutkiewicz
1984

"martwa natura z Facebookiem", 2013 
 
olej/płótno, 81 x 116 cm 
sygnowany, datowany i opisany na odwrociu:  
'IWO RUTKIEWICZ | MARTWA NATURA Z FACEBOOKIEM | 2013'

estymacja: 
7 000 - 10 000 pln  
1 600 - 2 200 EUR 
 
l i t e r at u r a :  
„Jasnowidz”, wydawnictwo LETO, 2014
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„Z ciężkością zardzewiałego metalu kontrastują ‘lekkie’ obrazy przedstawiające szczególne 
martwe natury. Artysta drukuje na kartkach logotypy reprezentujące marki, które organizują 
naszą wyobraźnię: znów Facebook, ale również Lego, Batman… Następnie gniecie kartki 
i nagle znaki wartości symbolicznej nabierają zaskakującej materialności. Pogniecione 
logotypy ulegają deformacji. Odarte ze swej nadnaturalnej mocy są po prostu wydrukowane 
na zmiętej kartce. Rutkiewicz te kartki maluje – w realistycznej manierze, w jakiej można 
by malować jabłka lub wazony. Bo w istocie to martwe natury, w dosłownym sensie tego 
pojęcia: marketingowo-społeczne idee przemienione w martwy przedmiot – temat obrazu”.
s ta c H  s z a b Ł o w s k i





igor przybylski 
1974

"1014 - 003 Vien", 2005 
 
olej/płótno, 73 x 100 cm 
sygnowany i datowany p.d.: '21 IP'05' 
sygnowany, datowany i opisany na odwrociu na blejtramie:  
'1014 - 003 VIEN 21'05 IP'

estymacja: 
4 000 - 6 000 pln  
900 - 1 400 EUR
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Konsekwencja w doborze tematu czyni Igora Przybylskiego jednym z najbardziej 
rozpoznawalnych artystów młodego pokolenia. Przybylski od wielu lat podejmuje 
wyłącznie tematykę pojazdów transportu publicznego, czyniąc je bohaterami – 
czasem serii fotografii, innym razem obrazów. Bez względu na wybrane medium, 
artysta podchodzi do pozornie błahego i codziennego tematu z ogromnym 
pietyzmem, charakterystycznym dla wąskiego grona artystów pokolenia po 
1989, takich jak Marcin Maciejowski, który podobnym zainteresowaniem darzy 
to, co pospolite i niemal niezauważalne. Ulubionymi bohaterami artysty są stare 
lokomotywy i autobusy – na próżno szukać w jego portfolio prac opiewających 
rozwój technologiczny. Uwagą otaczane są wprawdzie nadal funkcjonujące, ale 
wizualnie przestarzałe środki transportu, które dopiero za sprawą przetworzenia 
przez inne fotograficzne lub malarskie medium, zdają się widzowi na tyle 
interesujące, aby kwalifikować się do miana dzieła sztuki. W „1014 – 003 VIEN” (2005), 
jak w przypadku obrazów przedstawiających lokomotywy, Przybylski posługuje się 
charakterystycznym kodem przypisanym danemu pojazdowi, co z jednej strony 
zdaje się najbardziej logicznym i skrupulatnym systemem nazewnictwa, lecz z drugiej 
sprawia, iż widz ma wrażenie obcowania z kompletnie nieznanym wehikułem. 
Sposób ujęcia tematu, w powiększeniu pozwalającym na w niemalże techniczny, ale 
w wyestetyzowany sposób ukazanie serii szczegółów budowy lokomotywy, czyni styl 
Przybylskiego jednoznacznie połączony z obranym tematem i podporządkowany 
jemu. Nietuzinkowe hobby, które wyewoluowało do rangi samodzielnej 
i rozpoznawalnej konwencji artystycznej, w przypadku Igora Przybylskiego stanowi 
świadectwo faktycznego niewyczerpania dowolnego, pozornie wąskiego tematu.





piotr czajkowski 
1970

"mitterand", z cyklu: "metro", 2020 
 
akryl/płótno, 140 x 140 cm 
sygnowany i datowany p.d.: 'CZAJ | KOW | SKI | 2020.' 
sygnowany, datowany i opisany na odwrociu:  
'PIOTR CZAJKOWSKI | "MITTERRAND" | 2020. | Cykl METRO'

estymacja: 
6 000 - 10 000 pln  
1 400 - 2 200 EUR 
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tytułowe hasło z prezentowanego cyklu jest istotnym kluczem do zrozumienia 
zastosowanej przez artystę metafory, którą nazywa „czytaniem miasta”. paryż 
to także, a może nawet przede wszystkim, złożony organizm tętniący labiryntami 
ulic, placów i parków, wypełnionych mówiących wszystkimi językami świata 
mieszkańców i turystów. ujęcie tak wielowymiarowego, złożonego desygnatu 
wymagało wypracowania szczególnych środków wyrazu, zastosowania medium 
pozwalającego na przekazanie w ograniczonej przestrzeni płaskiego obrazu godnej 
tego zjawiska metafory.
obrazy i rysunki z cyklu „metro” mają bardzo indywidualny, unikalny charakter. 
odbiorca znajdzie w nich zarówno głęboki namysł bliski medytacji, jak i lekkość 
typową dla pospiesznych notatek z podróży. artysta tak tłumaczy metaforyczny 
charakter cyklu: „metro to podróż. całe nasze życie jest podróżą. nieustannie 
kroczymy w różnych kierunkach. dążymy do szczęścia, miłości, spełnienia. nasze 
spotkania z ludźmi, ważne sytuacje, zmiany życiowe są kolejnymi punktami na trasie 
tej podróży, są jak stacje metra. tu wsiadamy, tam wysiadamy, przesiadamy się 
i jedziemy dalej… moje prace symbolizują wędrówkę w głąb siebie, w przeszłość 
i przyszłość, nie zapominając o teraźniejszości. w tej wędrówce nic nie jest 
oczywiste, wiele pozostaje przed nami ukryte”.
prezentowany na aukcji obraz „mitterrand” z cyklu „metro” należy do najnowszej, 
liczącej zaledwie kilka sztuk serii „minimalistycznej”. po wielu latach poszukiwań 
artysta dociera w nim do najbardziej uproszczonej formy, jednocześnie po raz 
pierwszy tak wysoko podnosząc rangę pojedynczego znaku. 





julita paluszkiewicz
1981

"transformacja i", z cyklu: "numinosum", 2014 
 
technika mieszana/papier, 86 x 62 cm 
sygnowany, datowany i opisany p.d.:  
'Z cyklu Numinosum, Transplantacja 1 / Julka Paluszkiewicz 2014'

estymacja: 
1 200 - 1 800 pln  
300 - 400 EUR
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Julita Paluszkiewicz poprzez różne media zmierza do osiągnięcia wizualnych 
przedstawień świata pozbawionego antropocentrycznego punktu widzenia, świata, 
w którym człowiek odgrywa taką samą rolę jak przyroda. Jej podejście do przyrody 
nawiązuje do poglądów Brunona Latoura, który proponuje kolektyw bez obszaru 
zewnętrznego – czyli takiego, który obejmuje ludzi i nie-ludzi, czyli wszelkie formy 
życia, elementy przyrody nieożywionej i artefakty. Co ważne, jak podkreśla Latour, 
nie można najpierw odseparować się od natury, a później przemawiać w jej imieniu.
Paluszkiewicz zajmuje się wideo, malarstwem, rysunkiem, tworzy obiekty, a ostatnio 
także fotografie. W swoich pracach analizuje cechy współistnienia, upodabniania się 
do siebie jak i wzajemnej niechęci między człowiekiem a przyrodą. Kluczowe pytanie, 
jakie zadaje artystka, dotyczy pragnienia powrotu na łono natury, które koresponduje 
z jednym z najstarszych ludzkich marzeń, obecnych w zbiorowej świadomości.





mariusz tarkawian
1983

"sex is dead", 2020 
 
tusz/papier, 70 x 100 cm

estymacja: 
9 000 - 12 000 pln  
2 000 - 2 700 EUR
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Rysunki Tarkawiana powstają mimo chodem. Artysta jest świetnym obserwatorem.  
Potrafi rysować uczestnicząc w dyskusji lub słuchając jak rozmawiają inni.  
Utrwala postaci i fragmenty zdań. W ten sposób powstają, osobiste i niepowtarzalne zapiski 
przetworzone przez bardzo osobisty filtr doznań. Postacie czasami uchwycone są bez ciał, 
tylko delikatnym konturem wybranych ich fragmentów. Pozbywając się zbędnego detalu 
w rysunkach wydobywa się emocja I filozoficzny sens zdarzenia. Często w rysunkach 
Tarkawian ujawnia humor i pełną ciepła ironię opisujących zdarzenia, szczególnie opisując 
bliski mu świat współczesnej sztuki. Jego prace mają reporterski charakter i fotograficzną 
precyzję – z reguły są to albo duże formaty, na których umieszcza setki podobnych, bądź 
też powiązanych ze sobą ideowo elementów albo konkretne serie składające się z setek, 
czy też tysięcy rysunków o formacie pocztówkowym. W swojej twórczości podejmuje rolę 
samozwańczego futurologa oraz dokumentalisty świata sztuki. W kwietniu 2006 roku założył 
firmę rysunkową Szybki Bill, m.in. z następującą ofertą: - rysuje z prędkością automatu; 
- rysuje ostrzej niż cyfrowy aparat fotograficzny; - w deszczu, zimą, nocą i w trudnych 
ekstremalnych warunkach; - tam gdzie nie pomoże żaden sprzęt, tam wkracza i rysuje; 
- wesela, chrzciny, śluby, rozprawy sądowe, uroczystości wszelkie, w tym obchody świąt 
państwowych oraz pogrzeby, studniówki i inne; - ceny rysunków określane są w zależności  
od sytuacji; - xero lub sygnowane kopie znacznie taniej.
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PRZEWODNIK DLA KLIENTA
I. PRZED AUKCJĄ

1. Cena wywoławcza
Cena wywoławcza jest kwotą, od której aukcjoner rozpoczyna licytację. Zwyczajowo 
cena wywoławcza zawarta jest między połową a trzy czwarte dolnej granicy estymacji. 
Cena wywoławcza może być podana w katalogu.

2. Opłata aukcyjna
Do kwoty wylicytowanej doliczamy opłatę aukcyjną. Opłata aukcyjna stanowi dodat-
kowe wynagrodzenie DESA Unicum z tytułu obsługi transakcji sprzedaży i wynosi 18% 
końcowej ceny obiektu (kwoty wylicytowanej). 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 wyraź-
ne życzenie klienta. Jeżeli w dniu ewidencjonowania sprzedaży na kasie rejestrującej 
( w dniu wystawienia paragonu fiskalnego), klient nie jest pewny, czy chce otrzymać 
fakturę VAT marża, powinien on podać kasjerowi numer, za pomocą którego jest zi-
dentyfikowany na potrzeby podatku lub podatku od wartości dodanej (NIP), w celu 
umieszczenia tego numeru na paragonie fiskalnym. DESA Unicum nie może wystawić 
faktury do paragonu, który nie będzie zawierać numeru NIP nabywcy, pomimo zgło-
szenia takiego żądania przez klienta w ustawowym terminie. Jeżeli kwota należności 
ogółem nie przekracza kwoty 450 zł albo kwoty 100 euro, jeżeli kwota ta określona jest 
w euro, paragon fiskalny zawierający NIP stanowi fakturę uproszczoną, co do której nie 
zachodzi konieczność wystawienia dodatkowej faktury VAT marża.

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

4. Estymacje w walutach innych niż polski złoty
Transakcje aukcyjne zawierane są w polskich złotych, jednakże estymacje w katalogu 
aukcyjnym mogą być podawane w euro lub dolarach amerykańskich. Kurs walut w dniu 
aukcji może się różnić od tego w dniu druku katalogu, informacja ta ma więc charakter 
orientacyjny.

5. Cena gwarancyjna
Jest to najniższa kwota, za którą możemy sprzedać obiekt bez dodatkowej zgody sprze-
dającego. Jest równa bądź niższa niż dolna granica estymacji. Poszczególne obiekty 
mogą, jednak nie muszą, posiadać ceny gwarancyjnej. Jeżeli w drodze licytacji cena 
gwarancyjna nie zostanie osiągnięta, zakończenie licytacji skutkuje odczytaniem przez 
aukcjonera słowa "pass". Oznacza to, że transakcja nie została zawarta. Fakt ten zosta-
je ogłoszony bez uderzenia młotkiem. Opcjonalnie, jeżeli transakcja nie osiągnie ceny 
gwarancyjnej, aukcjoner może ogłosić zawarcie transakcji warunkowej. Fakt ten zostaje 
ogłoszony po uderzeniu młotkiem.

6. Pass
"Pass" zostaje odczytany przez aukcjonera w momencie, kiedy licytacja danego obiektu 
nie osiągnęła poziomu ceny gwarancyjnej i nie dochodzi do zwarcia transakcji w ra-
mach aukcji. Klienci zainteresowani takim obiektem mogą zgłaszać oferty zakupu po 
zakończeniu aukcji. Dom Aukcyjny zastrzega sobie prawo przyjęcia więcej niż jednej 
oferty poaukcyjnej, Klient, który złożył ofertę w wysokości ceny gwarancyjnej, ma 
pierwszeństwo zakupu. Dom Aukcyjny zastrzega sobie również prawo do nieoferowania 
obiektów w sprzedaży poaukcyjnej.

7. Transakcja warunkowa
Możliwość zawierania transakcji warunkowych w ramach aukcji musi być ogłoszona 
przez aukcjonera przed rozpoczęciem aukcji. Tego typu transakcja zostaje zawarta 
w momencie, kiedy licytacja nie osiągnęła poziomu ceny gwarancyjnej i aukcjoner 
ogłosił taki fakt po uderzeniu młotkiem. Transakcja warunkowa traktowana jest jako 
wiążąca oferta nabycia obiektu po cenie wylicytowanej. Zobowiązujemy się do nego-
cjacji ceny z komitentem, jednak nie gwarantujemy możliwości zakupu po cenie wyli-
cytowanej. Jeżeli w toku negocjacji klient zdecyduje się podnieść ofertę do poziomu 
ceny gwarancyjnej lub zaakceptujemy wylicytowaną kwotę, umowa sprzedaży docho-
dzi do skutku. Jeżeli negocjacje 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 gwaran-
cyjnej 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 gwaran-
cyjnej i wtedy przysługuje mu prawo pierwszeństwa nabycia obiektu. W przeciwnym 
wypadku transakcja warunkowa nie dochodzi do skutku, a obiekt może zostać sprze-
dany innemu oferentowi.

8. Obiekty katalogowe
Zapewniamy fachową wycenę oraz rzetelny opis katalogowy powierzonego nam 
do sprzedaży obiektu. Wykonywane są one w najlepszej wierze z wykorzysta-
niem doświadczenia i fachowej wiedzy naszych pracowników oraz współpracu-
jących z nami ekspertów. Mimo uwagi poświęcanej każdemu z obiektów w pro-

cesie opracowywania, dokumentacji pochodzenia, historii wystaw i bibliografii 
przedstawione informacje mogą nie być wyczerpujące, a w niektórych przypad-
kach pewne fakty odnoszące się do kolejnych właścicieli, ekspozycji oraz publikacji,  
w ramach których obiekt był prezentowany, mogą być celowo nieujawnione.

9. Stan obiektu
Opisy katalogowe nie prezentują pełnego stanu zachowania obiektów. Brak takiej infor-
macji 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. 
Przygotowując 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 ramie, nie ponosimy odpowiedzialności za jej stan. W przypadku 
obiektów nieoprawionych chętnie polecimy profesjonalną pracownię opraw.

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

11. Legenda
Poniższa legenda wyjaśnia symbole, które mogą Państwo znaleźć w niniejszym katalogu:

 - obiekty bez ceny gwarancyjnej
 - obiekty, do których doliczamy opłatę wynikającą z tzw. droit de suite, tj. prawa 

twórcy i jego spadkobierców do otrzymywania wynagrodzenia z tytułu dokonanych za-
wodowo odsprzedaży oryginalnych egzemplarzy dzieł. Powyższa opłata jest obliczana 
według poniższych stawek: 
1)   5% kwoty wylicytowanej, jeżeli ta część jest zawarta w przedziale do równowartości 
50 000 euro (np. dla kwoty wylicytowanej 2 000 euro opłata 100 euro) oraz
2)   3% kwoty wylicytowanej, jeżeli ta część jest zawarta w przedziale od równowartości  
50 000,01 euro do równowartości 200 000 euro (np. dla kwoty wylicytowanej 80 000 
euro opłata 3 400 euro) oraz 
3)   1% kwoty wylicytowanej, jeżeli ta część jest zawarta w przedziale od równowartości  
200 000,01 euro do równowartości 350 000 euro (np. dla kwoty wylicytowanej 300 tys. 
euro opłata 8 000 euro) oraz
4)   0,5% kwoty wylicytowanej, jeżeli ta część jest zawarta w przedziale od równowartości  
350 000,01 euro do równowartości 500 000 euro (np. dla kwoty wylicytowanej 400 tys. 
euro, opłata 8 750 euro) oraz 
5)   0,25% kwoty wylicytowanej, jeżeli ta część jest zawarta w przedziale przekracza-
jącym równowartość 500 000 euro – jednak w kwocie nie wyższej niż równowartość 
12 500 euro. 
 W Polsce droit de suite reguluje art. 19-19(5) ustawy o prawach autorskich i pokrew-
nych 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 wrze-
śnia 2001 r. w sprawie prawa autora do wynagrodzenia z tytułu odsprzedaży oryginal-
nego egzemplarza dzieła sztuki. Opłata obliczana będzie z użyciem kursu dziennego 
NBP z dnia poprzedzającego aukcję. Opłata obliczana będzie, gdy równowartość kwoty 
wylicytowanej przekroczy 100 EUR.
Ω - obiekty sprowadzane z państw spoza Unii Europejskiej, do których ceny doliczamy 
podatek graniczny w wysokości 8% kwoty wylicytowanej 
 - przedmioty wytworzone w całości lub zawierające elementy wytworzone z roślin 

lub zwierząt określanych jako chronione lub zagrożone
◊ - obiekty z pozwoleniem na wywóz

12. Prenumerata katalogów
W sprawie prenumeraty katalogów prosimy o kontakt pod numerem telefonu: 22 163 
66 00 lub drogą mailową na adres: prenumerata@desa.pl. Katalogi dostępne są rów-
nież na naszej stronie internetowej www.desa.pl. Zachęcamy do pobierania darmo-
wych katalogów w formacie PDF.

II. AUKCJA

Udział w licytacji można wziąć osobiście, po uprzednim złożeniu zlecenia licytacji te-
lefonicznej lub zlecenia licytacji z limitem, a także za pośrednictwem Aplikacji Online 
(strona internetowa https://bid.desa.pl/ oraz bezpłatna aplikacja mobilna DESA Uni-
cum służące do udziału w licytacji przez Internet).
1. Przebieg aukcji
Aukcję prowadzi aukcjoner, który wyczytuje obiekty i kolejne postąpienia, wskazu-
je licytujących, ogłasza zakończenie licytacji oraz wskazuje zwycięzcę. Zakończenie 
licytacji obiektu następuje w momencie uderzenia młotkiem przez aukcjonera. Jest 
to równoznaczne z zawarciem umowy sprzedaży między domem aukcyjnym a licytu-
jącym, który zaoferował najwyższą kwotę. W razie zaistnienia sporu w trakcie licyta-
cji aukcjoner rozstrzyga spór albo ponownie przeprowadza licytację danego obiektu. 
Zastrzegamy sobie prawo do utrwalania przebiegu aukcji za pomocą urządzeń reje-
strujących obraz i dźwięk. Zastrzegamy sobie prawo do licytowania jedynie wcześniej 
zgłoszonych przez uczestników aukcji obiektów. W takiej sytuacji numery obiek-
tów są przed aukcją zgłaszane obsłudze domu aukcyjnego. Aukcjoner ma prawo do 

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 domem Aukcyjnym dEsA Unicum a kupują-
cym w ramach aukcji. dEsA Unicum pełni funkcję pośrednika handlowego pomiędzy komitentami wstawiającymi obiekty na aukcję a kupującymi. Warunki mogą 
być przez dEsA Unicum odwołane lub zmienione poprzez aneksy dostępne w sali aukcyjnej lub poprzez obwieszczenie aukcjonera.



dowolnego rozdzielania lub łączenia obiektów oraz do ich wycofania z licytacji bez 
podania przyczyn. Opisy zawarte w katalogu aukcji mogą być uzupełnione lub zmie-
nione przez aukcjonera lub osobę przez niego wskazaną przed rozpoczęciem licyta-
cji. Aukcja jest prowadzona w języku polskim, jednak na specjalne życzenie uczest-
nika aukcji niektóre spośród licytacji mogą być równolegle prowadzone w językach 
angielskim i niemieckim. Prośby takie powinny być składane najpóźniej godzinę 
przed aukcją wraz z informacją, których obiektów dotyczą. Licytacja odbywa się  
w tempie 60-100 obiektów na godzinę.

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 
informacjami poufnymi i pozostają do wyłącznej wiadomości DESA Unicum i spółek 
powiązanych, które mogą 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 lizaka aukcyjnego. W przypadku jego zgubienia 
prosimy o natychmiastowe poinformowanie o tym naszej obsługi. Po zakończeniu 
aukcji należy zwrócić tabliczkę z numerem w punkcie rejestracji, a w przypadku 
zakupu należy odebrać potwierdzenie zawartych transakcji.

3. Licytacja telefoniczna
Jeżeli nie mogą Państwo uczestniczyć w aukcji osobiście, istnieje możliwość 
licytacji przez telefon za pośrednictwem jednego z naszych pracowników. 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 na ostatnich stronach 
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 telefonicznych, 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 aukcji, 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 przedstawioną 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. 
Jeżeli limit jest niższy niż cen gwarancyjna w wypadku niesprzedania obiektu w czasie 
aukcji, limit rozpatrywany jest jako oferta poaukcyjna. Opcjonalnie może dojść do 
zawarcia transakcji warunkowej. W przypadku dwóch lub większej ilości zleceń z takim 
samym limitem decyduje kolejność zgłoszeń. Opisana usługa jest darmowa i poufna.

5. We wszystkich aukcjach DESA Unicum można brać udział za pośrednictwem Aplikacji 
Online. Aby wziąć udział w aukcji należy założyć darmowe konto w Aplikacji Online, 
a następnie zarejestrować się do konkretnej aukcji – z uwagi na proces weryfikacji 
i dopuszczenia do aukcji prosimy o rejestrowanie się na aukcję nie później niż 12 
godzin przed rozpoczęciem licytacji. Na każdą aukcję należy rejestrować się oddzielnie. 
Klient otrzymuje mailem informację o dopuszczeniu do aukcji. Klienci zarejestrowani 
później mogą zostać niedopuszczeni do licytacji. Po pierwszym pozytywnym procesie 
weryfikacji, klient może zostać dodany do listy klientów weryfikowanych automatycznie, 
co oznacza, że przy rejestracji na kolejną aukcję, informację o dopuszczeniu do 
aukcji klient otrzyma automatycznie od razu, bezpośrednio po zarejestrowaniu 
się. Uczestniczyć w aukcji można zarówno składając oferty na obiekty z aukcji 
przed rozpoczęciem licytacji (działa to wtedy tak jak zlecenie stałe) jak i składając 
oferty (kolejne przebicia) w tracie trwania aukcji na żywo, obserwując relację online 
w serwisie. DESA Unicum zastrzega sobie prawo do ustawiania klientom licytującym 
przez Internet limitów transakcyjnych. Opisana usługa jest darmowa i poufna. Ponadto, 
istnieje możliwość oglądania relacji audio-video z Sali Aukcyjnej.

6. Tabela postąpień

III. PO AUKCJI

1. Płatność
Kupujący zobowiązany jest do zapłaty należności za wylicytowane obiekty w terminie 
10 dni od dnia aukcji. Przekroczenie wyznaczonego terminu grozi naliczeniem odsetek 
ustawowych za okres opóźnienia w zapłacie. Akceptujemy płatność w gotówce do 
równowartości 10.000 EUR obliczonej według średniego kursu waluty ogłoszonego 
przez NBP, obowiązującego w dniu dokonania płatności, kartami płatniczymi 
(MasterCard, VISA) oraz przelewem bankowym na konto: mBank S.A. 27 1140 2062 
0000 2380 1100 1002, Swift: BREXPLPWWA3. 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 mBank S.A.

3. Odstąpienie od umowy
 W razie opóźnienia nabywcy w zapłacie możemy odstąpić od umowy z nabywcą po 
bezskutecznym upływie terminu dodatkowego wyznaczonego na zapłatę. W przypadku 
skorzystania przez DESA Unicum z prawa odstąpienia, DESA Unicum może dochodzić 
od nabywcy odszkodowania tytułem utraconych korzyści, które obejmują m. in. szkodę 
spowodowaną brakiem uzyskania opłaty aukcyjnej.

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 obciążony 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 umożliwiające 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 wyspecjalizowaną firmą zajmującą się sprawami formalnymi związanymi z eksportem 
dzieł sztuki.

8. Zagrożone gatunki
Przedmioty zrobione z materiału roślinnego lub zwierzęcego albo zawierające je, 
tj. 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 uchybieniaw oznaczeniu przedmiotów zawierających elementy 
wytworzone z chronionych lub regulowanych prawem gatunków roślin i zwierząt.

9. Wykonując obowiązek informacyjny, określony w ustawie z dnia 30 maja 2014 r. 
o prawach konsumenta (t.j. Dz. U. z 2019 r. poz. 134 z późn. zm.), niniejszym uprzejmie 
informujemy, że na podstawie art. 38 pkt 11 ww. ustawy, klientom nie przysługuje prawo 
do odstąpienia od umowy.

cena postąpienie
0 – 2 000 100

2 000 – 3 000 200

3 000 – 5 000 200/500/800 (np. 3 200, 3 500, 3 800)

5 000 – 10 000 500

10 000 – 20 000 1 000

20 000 – 30 000 2 000

30 000 – 50 000 2 000/5 000/8 000 (np. 32 000, 35 000, 38 000)

50 000 – 100 000 5 000

100 000 – 300 000 10 000

300 000 – 700 000 20 000

700 000 - 1 500 000 50 000

1 500 000 - 3 000 000 100 000

3 000 000 - 8 000 000 200 000

powyżej 8 000 000 wg uznania aukcjonera



WARUNKI SPRZEDAŻY AUKCYJNEJ
1. WPROWADZENIE

Każdy obiekt zaprezentowany w katalogu aukcyjnym przeznaczony jest do sprzedaży 
na warunkach określonych: 
a) w WARUNKACH SPRZEDAŻY AUKCYJNEJ i WARUNKACH POTWIERDZENIA AUTEN-
TYCZNOŚCI, 
b) w innych informacjach podanych w pozostałych częściach katalogu aukcyjnego, 
w szczególności w PRZEWODNIKU DLA KLIENTA,
c) w dodatkach do katalogu aukcyjnego lub innych materiałach udostępnionych przez 
DESA Unicum na sali aukcyjnej. W każdym przypadku zmiana warunków może nastą-
pić poprzez stosowny aneks bądź ogłoszenie podane do wiadomości przez aukcjo-
nera przed rozpoczęciem aukcji. Poprzez licytację na aukcji, niezależnie czy osobistą, 
czy za pośrednictwem przedstawiciela, czy też na podstawie złożonego zlecenia li-
cytacji telefonicznej lub z limitem, licytujący i kupujący wyrażają zgodę na brzmienie 
niniejszych WARUNKÓW SPRZEDAŻY AUKCYJNEJ ze zmianami i uzupełnieniami oraz 
WARUNKÓW POTWIERDZENIA AUTENTYCZNOŚCI.

2. DESA UNICUM JAKO POŚREDNIK HANDLOWY

DESA Unicum 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) DESA Unicum może według swojego uznania odmówić dopuszczenia niektórych 
osób do udziału w aukcji lub sprzedaży poaukcyjnej. Wszyscy licytujący muszą za-
rejestrować się przed aukcją, dostarczyć wymagane informacje przewidziane w for-
mularzu rejestracji, okazać dokument potwierdzający tożsamość oraz odebrać ta-
bliczkę z numerem licytacyjnym.
2) Dla wygody licytujących, którzy nie mogą uczestniczyć w aukcji osobiście, DESA 
Unicum może zrealizować pisemne zlecenie licytacji. W takim przypadku nieobec-
ni licytujący powinni wypełnić formularz „zlecenie licytacji”, który można znaleźć 
w katalogu, na stronie internetowej DESA Unicum lub otrzymać w siedzibie DESA 
Unicum. Kwoty wskazane przez licytującego w zleceniu licytacji nie powinny zawie-
rać 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 licy-
tacji, w którym nie ma wskazanej maksymalnej kwoty, do której DESA Unicum może 
zrealizować zlecenie. DESA Unicum 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 jednocze-
śnie najwyższą ofertę, wówczas dochodzi do transakcji warunkowej. W przypadku 
dwóch lub większej ilości zleceń z takim samym limitem decyduje kolejność zgło-
szeń. Wszystkie zlecenia licytacji wraz z fotokopią dokumentu tożsamości umożli-
wiającym weryfikację danych osobowych powinny być przesłane (pocztą, faksem 
bądź e-mailem) albo dostarczone osobiście do siedziby DESA Unicum przynajmniej 
24 godziny przed rozpoczęciem aukcji. Dostarczone później zlecenia mogą nie być 
zrealizowane.
3) Od osób zainteresowanych licytacją przez telefon wymaga się zgłoszenia chę-
ci licytacji telefonicznej poprzez wypełnienie formularza „zlecenie licytacji”, do-
stępnego w katalogu, na stronie internetowej DESA Unicum lub w siedzibie DESA 
Unicum. Wszystkie zlecenia licytacji powinny być przesłane (pocztą, faksem,  
e-mailem) lub dostarczone osobiście do siedziby DESA Unicum przynajmniej 24 
godziny przed rozpoczęciem aukcji. Wymaga się również przesłania fotokopii do-
kumentu 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, pracow-
nik domu aukcyjnego uznaje w takim wypadku, że klient oferuje przynajmniej cenę  
wywoławczą.
4) Podczas licytacji, zarówno osobistej, telefonicznej, za pośrednictwem pracownika 
DESA Unicum oraz za pośrednictwem Aplikacji Online, licytujący bierze osobistą 
odpowiedzialność za zapłatę za wylicytowane obiekty, co opisane jest dokładniej 
w paragrafie 3 punkcie 5 poniżej, chyba że przed rozpoczęciem aukcji zostało wy-
raźnie uzgodnione na piśmie z DESA Unicum, że oferent jest pełnomocnikiem zi-
dentyfikowanej osoby trzeciej akceptowalnej przez DESA Unicum.
5) Usługa licytacji na podstawie zlecenia licytacji nie podlega żadnej opłacie. DESA 
Unicum 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 DESA Unicum.

4. PRZEBIEG AUKCJI

1) O ile nie zastrzeżono inaczej poprzez symbol, każdy obiekt oferowany jest z zastrze-
żeniem ceny gwarancyjnej, która jest poufną minimalną ceną sprzedaży uzgodnioną 
między DESA Unicum i komitentem. Cena gwarancyjna nie może przekroczyć dolnej 
granicy estymacji.
2) Aukcjoner może w każdym momencie aukcji wycofać którykolwiek obiekt, ponow-
nie zaoferować przedmiot do sprzedaży (również bezpośrednio po uderzeniu młot-
kiem) w razie zaistnienia błędu bądź sporu co do wyniku licytacji. W powyższym przy-
padku 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 DESA Unicum 
mogą składać w toku licytacji oferty w imieniu komitenta bez wskazania, że czynią to 
w imieniu komitenta, bądź to przez składanie następujących po sobie ofert licytacyj-
nych, bądź też oferty w odpowiedzi na oferty składane przez innych oferentów. Jeżeli 
nie ma żadnych ofert na dany obiekt lub oferty są zbyt niskie, aukcjoner może uznać 
przedmiot za niesprzedany, co sygnalizuje terminem "pass".
4) Ceny na aukcji podawane są w polskich złotych i w tej walucie powinna być doko-
nana płatność. W odpowiedzi na potrzeby klientów zagranicznych estymacje w ka-
talogu aukcyjnym mogą być podawane także w euro, funtach brytyjskich i dolarach 
amerykańskich, odzwierciedlając w przybliżeniu cenę przy obecnym kursie waluty. 
Stosownie do tego estymacje podawane w euro, funtach brytyjskich i dolarach ame-
rykańskich mają charakter wyłącznie orientacyjny.
5) Licytujący, który zaoferował najwyższą kwotę zaakceptowaną przez aukcjonera, 
jest zwycięzcą licytacji. Uderzenie młotkiem przez aukcjonera oznacza akceptację 
najwyższej oferty i zawarcie umowy sprzedaży między DESA Unicum 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 WA-
RUNKOM SPRZEDAŻY AUKCYJNEJ oraz WARUNKOM POTWIERDZENIA AUTENTYCZ-
NOŚCI.

5. CENA NABYCIA I OPŁATA AUKCYJNA

1) Do kwoty wylicytowanej doliczana jest opłata aukcyjna oraz opłaty dodatkowe wyni-
kające z oznaczeń katalogowych obiektu. Opłata aukcyjna stanowi dodatkowe wyna-
grodzenie DESA Unicum z tytułu obsługi transakcji sprzedaży i wynosi 18% końcowej 
ceny obiektu (kwoty wylicytowanej). Opłata aukcyjna obowiązuje również w sprzedaży 
poaukcyjnej.
2) Do kwoty wylicytowanej mogą zostać doliczone inne podatki i opłaty, jeśli w kata-
logu zaznaczone to zostało odpowiednimi oznaczeniami (patrz: paragraf 1 punkt 10 

„Przewodnika dla klienta”: „Legenda”).
3) Jeśli nie uzgodniono inaczej, kupujący jest zobowiązany uiścić należność w terminie 
10 dni od daty aukcji, niezależnie od uzyskania pozwolenia na eksport czy innych po-
zwoleń. Opłaty mają być uiszczone w polskich złotych gotówką, kartą lub przelewem 
bankowym:
a) DESA Unicum akceptuje płatność kartami płatniczymi MasterCard, VISA
b) DESA Unicum akceptuje płatność przelewem bankowym na konto mBank S.A..  
27 1140 2062 0000 2380 1100 1002, Swift: BREXPLPWWA3
 W tytule przelewu proszę podać nazwę aukcji, datę aukcji oraz numer obiektu.
4) Własność zakupionego obiektu nie przejdzie na kupującego, dopóki DESA Unicum 
nie otrzyma pełnej ceny nabycia za obiekt opłaty aukcyjnej lub innych opłat, jeżeli 
odnoszą się do danego obiektu DESA Unicum nie jest zobowiązana do przekazania 
obiektu kupującemu do chwili przeniesienia własności obiektu na kupującego. Wcze-
śniejsze 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 na-
bycia oraz uregulowaniu innych płatności wobec DESA Unicum i spółek powiązanych. 
Jak tylko nabywca spełni wszystkie wymagania, powinien skontaktować się ze swoim 
doradcą klienta DESA Unicum lub z Biurem Obsługi Klienta pod numerem tel. 22 163 
66 00, aby umówić się na odbiór obiektu.
2) Kupujący powinien odebrać zakupiony obiekt w terminie 30 dni od daty aukcji. Po 
tym terminie DESA Unicum przesyła wszystkie wylicytowane obiekty do magazynu ze-

WARUNkI sPRZEdAŻY AUkCYJNEJ i WARUNkI POTWIERdZENIA AUTENTYCZNOŚCI przedstawione poniżej określają prawa i obowiązki licytujących i kupujących z jednej 
strony oraz domu Aukcyjnego dEsA Unicum i komitentów z drugiej. Wszyscy potencjalni kupujący na aukcji powinni dokładnie przeczytać WARUNkI sPRZEdAŻY AUkCYJNEJ 
i WARUNkI POTWIERdZENIA AUTENTYCZNOŚCI zanim przystąpią do licytacji.



WARUNKI POTWIERDZENIA AUTENTYCZNOŚCI
Przez autentyczność obiektu rozumiemy właściwe podanie autorstwa obiektu i prawi-
dłowe jego datowanie. DESA Unicum udziela gwarancji autentyczności obiektów za-
prezentowanych w tym katalogu na okres 5 lat od daty sprzedaży przez DESA Unicum 
z poniższymi zastrzeżeniami: 
1) DESA Unicum 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 certyfika-
cie oznaczone jest następującymi zapisami: brak dat życia po imieniu i nazwisku arty-
sty, 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 dane-
go 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 specja-
listów, 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 stu-
lecia, 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 wydawania tego kata-
logu bądź w tamtym czasie były uznawane za nadmiernie kosztowne lub niewykonal-
ne, albo według wszelkiego prawdopodobieństwa mogłyby spowodować uszkodzenia 
lub utratę wartości obiektu. DESA Unicum zastrzega iż opis uzupełniający (pochodze-
nie, historia wystaw, literatura) został wykonany w dobrej wierze i błędy w tym zakresie 
nie mogą być podstawą do reklamacji. DESA Unicum zastrzega, sobie również 5% jako 
granicę błędu w przypadku podawania poszczególnych wymiarów obiektu.

wnętrznego, 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 zaakceptowa-
niem regulaminu spółki magazynowej. Po upływie 30 dni od daty aukcji na kupującego 
przechodzi ryzyko utraty i uszkodzenia nieodebranego obiektu, a także ciężary zwią-
zane z takim obiektem, w tym koszty jego ubezpieczenia. DESA Unicum odpowiada 
względem kupującego za szkody z tytułu straty lub uszkodzenia obiektu, jednak jedy-
nie do wysokości ceny nabycia obiektu.
3) Dla wygody kupującego DESA Unicum nieodpłatnie zapewnia podstawowe opako-
wanie obiektu umożliwiające jego odbiór osobisty. Na wyraźne życzenie kupującego 
DESA Unicum może pomóc w kontakcie z wyspecjalizowaną firmą zajmującą się pa-
kowaniem i wysyłką dzieł sztuki. Każde takie zlecenie odbywa się na odpowiedzialność 
klienta, DESA Unicum nie bierze odpowiedzialności za nieprawidłowe wykonanie usług 
przez przewoźników bądź inne osoby trzecie. Jeżeli klient sam wybierze firmę trans-
portową, jej przedstawiciel powinien skontaktować się z DESA Unicum telefonicznie 
przynajmniej 24 godziny przed planowanym odbiorem obiektu pod numerem tele-
fonu: 22 163 66 20.
4) DESA Unicum będzie wymagała 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 peł-
nej ceny nabycia za obiekt, opłaty aukcyjnej lub innych opłat, jeżeli odnoszą się do 
danego obiektu, w terminie 10 dni od daty aukcji, DESA Unicum może zastosować 
jeden lub kilka z poniższych środków prawnych: 
a) przechować obiekt w siedzibie DESA Unicum lub w innym miejscu na ryzyko i koszt 
klienta; 
b) odstąpić od sprzedaży obiektu, zatrzymując dotychczasowe opłaty na poczet po-
krycia szkód; 
c) odrzucić zlecenie nabywcy w przyszłości lub zrealizować takie zlecenie pod warun-
kiem uiszczenia kaucji; 
d) naliczać ustawowe odsetki za opóźnienie od dnia wymagalności płatności do dnia 
zapłaty pełnej ceny nabycia, opłaty aukcyjnej lub innych opłat, jeżeli odnoszą się do 
danego obiektu; 
e) wszcząć postępowanie sądowe przeciwko kupującemu w celu odzyskania zaległo-
ści; 
f) potrącić należności nabywcy względem Desa Unicum z wierzytelności wobec tego 
nabywcy wynikających z innych transakcji; 
g podjąć wszelkie inne działania odpowiednie do zaistniałych okoliczności.

8. DANE OSOBOWE KLIENTA

W związku ze świadczonymi usługami oraz wymogami prawnymi związanymi z prze-
prowadzeniem aukcji DESA Unicum może wymagać od klientów 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. DESA Unicum może również wykorzystać dane osobowe 
dostarczone przez klienta w celach marketingowych, dostarczając materiały o pro-
duktach, usługach bądź wydarzeniach organizowanych przez DESA Unicum oraz 
spółki powiązane. Zgadzając się na WARUNKI SPRZEDAŻY AUKCYJNEJ i podając dane 
osobowe, klienci zgadzają się, że DESA Unicum i spółki powiązane mogą wykorzystać 
te dane do ww. celów. Jeśli klient chciałby uzyskać więcej informacji o polityce pry-
watności, skorygować swoje dane lub zrezygnować z dalszej korespondencji marke-
tingowej, prosimy o kontakt pod numerem 22 163 67 00. 

9. OGRANICZENIE ODPOWIEDZIALNOŚCI

1) DESA Unicum wyłącza wszelkie gwarancje inne niż WARUNKI POTWIERDZENIA AU-
TENTYCZNOŚCI w najszerszym zakresie dopuszczonym prawem. 
2) Całkowita odpowiedzialność DESA Unicum będzie ograniczona wyłącznie do ceny 
nabycia zapłaconej przez kupującego. 
3) DESA Unicum nie jest odpowiedzialna za pomyłki słowne czy na piśmie w infor-
macjach podanych klientom oraz nie ponosi odpowiedzialności wobec żadnego li-
cytującego za błędy w trakcie prowadzonej aukcji lub popełnione w innym zakresie 
związanym ze sprzedażą obiektu.
4) DESA Unicum nie bierze odpowiedzialności wobec kupującego za szkody przewyż-
szające cenę nabycia, niezależnie czy taka szkoda jest charakteryzowana jako bez-
pośrednia, pośrednia, szczególna, przypadkowa czy następcza. DESA Unicum nie jest 
zobowiązana do zapłaty odsetek od ceny zakupu.
5) Żaden przepis w niniejszych WARUNKACH SPRZEDAŻY AUKCYJNEJ nie wyklucza 
lub nie ogranicza odpowiedzialności DESA Unicum wobec kupującego, wynikającej 
z jakiegokolwiek oszustwa bądź świadomego wprowadzenia w błąd, lub z winy umyśl-
nej.

10. PRAWA AUTORSKIE

1) Sprzedający nie przekazują wraz z obiektem prawa autorskiego ani prawa do repro-
dukowania obiektu.
2) Prawa autorskie do wszystkich zdjęć, ilustracji i tekstów związanych z obiektem spo-
rządzonych przez lub dla DESA Unicum, włączając zawartość tego katalogu, stanowią 
własność DESA Unicum. Nie mogą być one wykorzystane przez kupującego ani inne 
osoby bez uprzedniej zgody pisemnej DESA Unicum.

11. POSTANOWIENIA OGÓLNE

1) Niniejsze WARUNKI SPRZEDAŻY AUKCYJNEJ wraz późniejszymi zmianami i uzupeł-
nieniami, o których mowa w paragrafie 1 powyżej, oraz WARUNKI POTWIERDZENIA 
AUTENTYCZNOŚCI wyczerpują całość praw i obowiązków pomiędzy stronami w od-
niesieniu do sprzedaży obiektu.
2) Wszelkie zawiadomienia powinny być kierowane na piśmie na adres DESA Unicum. 
Powiadomienia kierowane do klientów będą przesyłane na adres podany w ostatnim 
piśmie do DESA Unicum.
3) Jeśli jakiekolwiek z postanowień WARUNKÓW SPRZEDAŻY AUKCYJNEJ okazałoby 
się nieważne, bezskuteczne lub niemożliwe do zastosowania, pozostałe postanowie-
nia będą nadal obowiązywać. Brak działania lub opóźnienie w wykonywaniu praw wy-
nikających 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 AUKCYJ-
NEJ oraz WARUNKÓW POTWIERDZENIA AUTENTYCZNOŚCI, przebieg aukcji i jakie-
kolwiek sprawy związane z powyższymi postanowieniami podlegają prawu polskiemu. 
DESA Unicum 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.



Zlecenie licytacji z limitem lub licytacja telefoniczna to proste sposoby wzięcia udziału w aukcji, które 
nie skutkują żadnymi dodatkowymi kosztami dla Nabywcy.

 Zlecenie licytacji z limitem     Zlecenie telefoniczne

Zlecenie musi być dostarczone (osobiście, pocztą, faksem lub e-mailem) do siedziby domu 
aukcyjnego nie później niż 24 godziny przed rozpoczęciem licytacji, w  przypadku późniejszego 
dostarczenia nie gwarantujemy realizacji zlecenia, jednak dołożymy wszelkich starań, aby było to 
możliwe.

Prosimy czytelnie wypełnić formularz, by uniknąć ewentualnych pomyłek.

ZLECENIE L ICYTACJI 

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

 

Imię i nazwisko 

Dowód osobisty (seria i numer)          PESEL/NIP (dla firm) 

Adres: ulica        nr domu        nr mieszkania

Miasto                Kod pocztowy

Adres e-mail 

Telefon / faks 

skąd dowiedzieli się Państwo o dEsA Unicum?

z prasy   z mailingu z reklamy internetowej   z reklamy zewnętrznej   z radia

od rodziny/znajomych  z imiennego zaproszenia   inną drogą

Nr kat. Autor, tytuł
Maksymalna oferowana kwota 

(bez opłaty aukcyjnej)  
lub licytacja telefoniczna

Data i podpis klienta składającego zlecenie

DESA Unicum SA, ul. Piękna 1A, 00-477 Warszawa, tel. 22 163 66 00, faks 22 163 67 99, e-mail: biuro@desa.pl, www.desa.pl  
NIP: 5272644731 REGON: 142733824 Spółka zarejestrowana w Sądzie Rejonowym dla m.st. Warszawy XII Wydział 
Gospodarczy KRS0000718495.

Zlecenie licytacji z limitem
Podanie przez Klienta limitu licytacji jest informacją ściśle poufną. Dom 
aukcyjny będzie reprezentował w  licytacji Nabywcę do podanej kwoty, 
gwarantując jednocześnie nabycie obiektu za najniższą możliwą kwotę. 
Dom aukcyjny nie przyjmuje zleceń bez górnego limitu. W  przypadku 
zaistnienia kilku zleceń w  tej samej wysokości dom aukcyjny będzie 
reprezentował Klienta, którego zlecenie zostało złożone najwcześniej. 
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 domu aukcyjnego połączą 
się z  Państwem chwilę przed rozpoczęciem licytacji wybranych obiektów. 
Przebieg rozmowy – licytacji telefonicznej może być rejestrowany przez DESA 
Unicum. Dom aukcyjny nie ponosi odpowiedzialności za brak możliwości 
wzięcia udziału w  wyniku problemów z  uzyskaniem połączenia z  podanym 
numerem. W przypadku problemów z uzyskaniem połączenia zgadzam się na 
licytację w moim imieniu za kwotę równą cenie wywoławczej:

 Tak  Nie

Numer telefonu do licytacji 

tel. 22 163 67 00, faks 22 163 67 99
e-mail: zlecenia@desa.pl

Należność za zakupiony obiekt 

 Wpłacę na konto bankowe mBank S.A.. 27 1140 2062 0000 2380 1100 1002, 

 Wpłacę w kasie firmy (pn.-pt. w godz. 11–19)

  Proszę o wystawienie faktury VAT bez podpisu odbiorcy

Ja niżej podpisany/-a oświadczam, że:

 Wyrażam zgodę na przetwarzanie moich danych osobowych w  celach 
marketingowych oraz w celu składania ofert, a w  szczególności w celu 
przesyłania na wskazane przeze mnie adresy korespondencyjne 
materiałów promocyjnych, informacji handlowych o obiektach i usługach 
świadczonych przez DESA Unicum.

 Wyrażam zgodę na używanie telekomunikacyjnych urządzeń 
końcowych w celu prowadzenia marketingu bezpośredniego przez 
DESA Unicum.

 Wyrażam zgodę na otrzymywanie od DESA Unicum informacji 
handlowej drogą elektroniczną.

 Wyrażam zgodę na przetwarzanie moich danych osobowych 
w celach marketingu produktów lub usług podmiotów powiązanych 
kapitałowo z DESA Unicum.

 Wyrażam zgodę na otrzymywanie od podmiotów powiązanych 
kapitałowo z DESA Unicum informacji handlowej drogą 
elektroniczną.

WYRAŻAJĄC ZGODĘ NA POWYŻSZE, OŚWIADCZAM, ŻE:
•	 Zgadzam się na przetwarzanie moich danych osobowych przez spółkę 

DESA Unicum S.A. z siedzibą w Warszawie, ul. Piękna 1A w celach powyżej 
przeze mnie określonych.

•	 Podanie danych jest dobrowolne. Podstawą przetwarzania danych 
jest moja zgoda. Odbiorcami danych mogą być Podmioty powiązane 
kapitałowo z  DESA Unicum oraz Podmioty świadczące usługi na rzecz 
DESA Unicum. Mam prawo wycofania zgody w  dowolnym momencie. 
Dane osobowe będą przetwarzane do odwołania zgody lub przez 
maksymalny okres 10 lat od dnia zakończenia wykonania umowy lub przez 
okres określony przez przepisy prawa, które nakładają na DESA Unicum 
obowiązek przetwarzania moich danych.

•	 Mam prawo żądania od administratora dostępu do moich danych 
osobowych, ich sprostowania, usunięcia lub ograniczenia przetwarzania, 
a także prawo wniesienia skargi do organu nadzorczego.

•	 Administratorem danych jest spółka DESA Unicum S.A. z  siedzibą 
w  Warszawie, z  którą w  sprawach dotyczących przetwarzania danych 
osobowych mogę się skontaktować, dzwoniąc pod numer telefonu 
+48 22 163 66 00 lub poprzez korespondencję elektroniczną na adres  
biuro@desa.pl.

•	 Bardziej szczegółowe informacje dotyczące przetwarzania moich danych 
mogę uzyskać na stronie internetowej www.desa.pl.

•	 Zapoznałem/-am się i akceptuję WARUNKI SPRZEDAŻY AUKCYJNEJ 
I WARUNKI AUTENTYCZNOŚCI domu aukcyjnego DESA Unicum 
opublikowane w katalogu aukcyjnym.

•	 Zobowiązuję się do zrealizowania zawartych transakcji zgodnie 
z  niniejszymi WARUNKAMI, w  tym do zapłacenia wylicytowanej kwoty 
powiększonej o opłatę aukcyjną oraz innych opłat, zgodnie z oznaczeniami 
w katalogu, w szczególności w przypadkach przewidzianych przepisami 
ustawy o  prawie autorskim i  prawach pokrewnych, wynagrodzenia 
z  tytułu odsprzedaży oryginalnych egzemplarzy utworu (tzw. droit de 
suite) w terminie 10 dni od daty aukcji.

•	 Wszelkie dane zawarte w  niniejszym formularzu są prawdziwe 
i  zgodne z  moją najlepszą wiedzą. W  przypadku zatajenia lub podania 
nieprawdziwych danych DESA Unicum nie ponosi odpowiedzialności.

Sztuka Współczesna. Nowe pokolenie po 1989 • 815ANs025 • 19 listopada 2020
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