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Wystawa Polskie szkło artystyczne 1949–2019 Mistrzowie w Galerii Sztuki w Legnicy prezentuje 
prace osiemnastu polskich artystów szkła, zarówno tworzących obiekty sztuki, jak też projektu-
jących szkło użytkowe.

Podstawowym celem projektu Polskie szkło artystyczne 1949–2019 Mistrzowie jest udoku-
mentowanie i spopularyzowanie dorobku trzech generacji polskich artystów szkła. Wybrane  
na wystawę prace pozwolą na prześledzenie różnorodności stosowanych technik szklarskich, 
form i filozofii twórczej zarówno artystów uznanych i zasłużonych dla polskiej sztuki i designu, 
jak też młodszego pokolenia twórców, pracujących intensywnie nad swoim portfolio. Traktując 
szklaną materię w sposób indywidualny i oryginalny, poszukują oni nowych form artystycznej 
ekspresji i tym samym powoli i systematycznie, budują swoją mistrzowską pozycję w polskim 
szkle artystycznym .  

Ekspozycja jest próbą ukazania wielowymiarowości i różnorodności mistrzostwa w tak trudnej 
i wciąż mało rozpoznawalnej w Polsce dziedzinie sztuki, jaką jest szkło artystyczne. Jest także 
swojego rodzaju prowokacją i zachętą do dyskusji nad wybranymi obiektami i ich autorami, do 
zdefiniowania pojęć mistrzostwa i mistrza we współczesnej sztuce oraz odpowiedzi na pytanie, 
czy 70 lat istnienia wrocławskiej szkoły szkła to wystarczający czas, aby mówić o mistrzostwie jej 
absolwentów.

Projekt Polskie szkło artystyczne 1949–2019 Mistrzowie, realizowany przez Fundację Fly with Art 
we współpracy z Galerią BB, jest dofinansowany ze środków Ministra Kultury i Dziedzictwa Naro-
dowego pochodzących z Funduszu Promocji Kultury.

Kuratorzy: Justyna Wierzchucka, Adam Włodarczyk 
Koncepcja projektu: Anita Bialic
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Exhibition Masters of Polish Glass Art 1949–2019 in the Art Gallery in Legnica is presenting the 
work of the eighteen Polish glass artists, both creating art objects, as well as designing commer-
cial glass artefacts.

The main objective of the project   Masters of Polish Glass Art 1949–2019 is to document and  
popularise the achievements of three generations of Polish glass artists. The works selected for 
the exhibition will make it possible to trace the diversity of applied glass-making techniques, 
forms and creative philosophy of both recognised and distinguished artists in Polish art and  
design, as well as the younger generation of artists working intensively on their portfolios.  
Treating glass in an individual and original way, they seek new forms of expression and thus 
slowly and systematically build their masterful position in Polish artistic glass.  

The exhibition is an attempt to show the multidimensionality and diversity of mastery in  
the difficult and still not very recognised field of art in Poland that is artistic glass. It is also  
a kind of provocation and encouragement to discuss selected objects and their authors, to define  
the notions of mastery and master in contemporary art and to answer the question whether  
the 70 years of existence of the Wrocław School of Glass is sufficient time to talk about  
the mastery of its graduates.

The project Masters of Polish Glass Art 1949–2019 realised by the Fly with Art Foundation in  
colaboration with the BB Gallery, is co-financed by the Minister of Culture and National Heritage 
from the Fund for the Promotion of Culture. 

Curators: Justyna Wierzchucka, Adam Włodarczyk 
Project concept: Anita Bialic
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W  czasach renesansu trzeba było odbyć długie lata nauki i  praktyki, a  potem przejść przez  
wszystkie szczeble edukacji – od pomocnika, przez ucznia, czeladnika, żeby zdobyć tytuł mistrza. 
Zanim młody adept sztuki mógł chwycić za pędzel czy dłuto, musiał wykonywać najprostsze 
czynności pomocnicze, jak sprzątanie, ucieranie farb czy przygotowywanie materiałów do pracy, 
a dopiero potem żmudnie naśladować swoich mistrzów kopiując ich dzieła. Tylko nieliczni rozwi-
jali własną myśl artystyczną odrywając się od swoich nauczycieli i dawnych stylów, wyznaczając 
nowe tendencje w sztuce i stając się prawdziwymi mistrzami. Wybierając niezależność i wolność 
twórczą, ryzykowali przy tym izolację i niezrozumienie. Pewnym jest, że o wielkości i talencie nie 
zawsze decyduje sukces, a  często dopiero czas weryfikuje, kto zasługuje na pamięć kolejnych 
pokoleń. 

Co trzeba zrobić obecnie, aby zostać w  Polsce Mistrzem Szkła Artystycznego? Zdobyć odpo-
wiednie wykształcenie, a  następnie piąć się po szczeblach uczelnianych tytułów, aby uzyskać 
stopień profesora i dzielić się swoją wiedzą z uczniami, jak profesorowie: Dajewska, Chodurski, 
Horbowy, Kiczura i Pawlak? A może konieczne jest odcięcie się od uczelnianej wiedzy i praktyki 
i nabranie innej perspektywy, aby osiągnąć sukces na własną rękę, jak bez wątpienia udało się to  
Tomaszewskiemu i  Zuberowi? Czy też być wybitnie utalentowanym samoukiem jak Stanisław 
Borowski?

Czy mistrzostwo przychodzi z wiekiem, czy też można je osiągnąć znacznie wcześniej, odważnie 
wypracowując swój styl i  kierunek? Czy nie jest jeszcze za wcześnie, żeby nazywać mistrzami 
młodych artystów zaproszonych do udziału w wystawie Polskie Szkło Artystyczne 1949 – 2019 Mi-
strzowie – Patrycję Dubiel, Marzenę Krzemińską-Baluch, Monikę Rubaniuk i Sebastiana Pietkie-
wicza? Co bardziej rzutuje na kunszt artysty – talent, pracowitość, czy nienasycona ciekawość? 
A może decydujący jest fakt oddziaływania na szerokie grono odbiorców i kształtowanie estetyki 
i ogólnych trendów? Nie bez przyczyny swoją drugą młodość przeżywają dawne projekty Zbi-
gniewa Horbowego i małżeństwa Drostów, a ponadczasowe formy Słuczana Orkusza i Sarneckie-
go są coraz bardziej poszukiwane przez kolekcjonerów i miłośników designu. Być może mistrzo-
stwo determinuje też postawa wobec przestrzeni i materii, a raczej przełamywanie tradycyjnego 
postrzegania obiektu szklanego jako zamkniętej, skończonej formy bez wpływu na otoczenie. 
Istotne jest też zagadnienie warsztatu i umiejętności technicznych – czy bez nich można osią-
gnąć mistrzostwo w swojej dziedzinie lub czy są one wystarczającym warunkiem mistrzostwa?

Osiemnaście nazwisk, osiemnaście różnych postaw twórczych, osiemnaście różnych historii 
i osobowości… Wystawa Polskie szkło artystyczne 1949–2019 Mistrzowie pewnością nie wyczer-
puje tematu i nie odpowiada jednoznacznie na wszystkie pytania. Jest raczej początkiem więk-
szego projektu, w  którym widz będzie mógł przyjrzeć się różnorodności polskiego szkła arty-
stycznego i ocenić, czy jego przedstawiciele zasługują na miano mistrzów. 

During the Renaissance it was necessary to complete long years of learning and practice, and 
then to go through all levels of education – from assistant, through pupil, then journeyman, to 
obtain the title of master. Before a young art student could grasp a brush or chisel, he had to 
perform the simplest auxiliary activities, such as cleaning, rubbing paint or preparing materials 
for work, and only then painstakingly imitate his masters by copying their works. Only a few 
developed their own artistic thought, breaking away from their teachers and old styles, setting 
new trends in art and becoming true masters. By choosing independence and creative freedom, 
they risked isolation and misunderstanding. It is certain that greatness and talent are not always 
determined by success, and often only time will authenticate who deserves to be remembered 
by later generations.

What do you need to do now to become a Master of Glass Art in Poland? Get the right education 
and then climb up the academic ladder to obtain the degree of professor and share your know-
ledge with students, like Professors: Dajewska, Chodurski, Horbowy, Kiczura and Pawlak? Or may-
be it is necessary to cut yourself off from university knowledge and practice and gain a different 
perspective in order to achieve success on your own, as Tomaszewski and Zuber undoubtedly 
managed? Or to be outstandingly talented and self-taught like Stanisław Borowski?

Does mastery come with age, or can it be achieved much earlier, with courageous development 
of style and direction? Is it not too early to call the young artists invited to take part in the exhi-
bition Masters of Polish Glass Art 1949–2019 – Patrycja Dubiel, Marzena Krzemińska Baluch, Moni-
ka Rubaniuk and Sebastian Pietkiewicz? What has a greater impact on the artist’s artistry – talent, 
diligence, or insatiable curiosity? Or maybe the decisive factor is the fact of influencing a wide 
range of viewers and shaping aesthetics and general trends? It is not without reason that the old 
projects of Zbigniew Horbowy and the Drosts are experiencing their second youth, and the time-
less forms of Słuczan Orkusz and Sarnecki are increasingly sought after by collectors and design 
enthusiasts. Perhaps mastery is also determined by the attitude towards space and matter, or 
rather breaking the traditional perception of a glass object as a closed, finite form with no impact 
on the surroundings. The question of technique and technical skills is also important – can ma-
stery in one’s own field be achieved without them or are they a sufficient condition for mastery?

Eighteen names, eighteen different creative attitudes, eighteen different histories and persona-
lities...The exhibition Masters of Polish Glass Art 1949–2019 certainly does not exhaust the subject 
and does not answer all questions unequivocally. It is rather the beginning of a larger project in 
which the viewer will be able to look at the diversity of Polish glass art and assess whether its 
representatives deserve to be called masters.

O wystawie About



Spacerując nie tak dawno pomiędzy kanałami Murano, uświadomiłem sobie, że podążam po 
śladach wielkich mistrzów szkła. Bo czy nie z tego magicznego miejsca rozchodziły się drogi tych 
uzdolnionych artystów/rzemieślników na całą Europę? Często ryzykowali życie, by wykorzy-
stać swoje doświadczenie i zakładać nowe huty szkła na ziemiach dzisiejszych Niemiec, Francji 
i Czech. Ich uczniowie podążali jeszcze dalej i weneckie techniki realizacji pucharów, kielichów, 
pater, flakonów i karafek, a także wykwintnych żyrandoli i luster, opanowały cały świat. Uczeń 
stawał się mistrzem i skupiał wokół siebie kolejnych uczniów, z których znowu wyrastał mistrz. 

Ale przecież nikt nie rodzi się Mistrzem! Potrzeba nie tylko przebłysku talentu, lat ćwiczeń i prak-
tyki, by dojść do tego zaszczytnego tytułu, ale trzeba też znaleźć się w kręgu swojego Mistrza!  
To on stara się dostrzec w nas swoich następców, przekazuje doświadczenia i wiedzę, kształtuje 
na swoje podobieństwo, a jeśli zezwala na inny wybór artystycznej kreacji, to i tak wie, że jakaś 
jego cząstka zostanie w nas i naszych działaniach.

Każdy kto spotkał na swojej drodze takiego Mistrza, może uważać się za wybranego.

Jedynym w Polsce miejscem spotkań mistrzów szkła z uczniami jest Wydział Ceramiki i Szkła  
Akademii Sztuk Pięknych im. E. Gepperta we Wrocławiu. W swojej siedemdziesięcioletniej histo-
rii uformował i wychował całe zastępy mistrzów szkła artystycznego i użytkowego. Część z nich  
tworzyło własne „szkoły” i programy w obrębie Akademii, a część, podobnie jak mistrzowie  
z Murano, poszukiwało swoich miejsc na szklanej mapie Polski, trafiając do licznych, działających 
wówczas hut. I te dwie ścieżki kariery – akademicka i zawodowa – wyznaczyły wspaniałą erę 
polskiego dizajnu i artystycznych realizacji, tworzonych w stylu znanym jako wrocławska szkoła 
szkła.

I właśnie prace związanych z nią artystów oraz ich uczniów znalazły się na wystawie Polskie Szkło 
Artystyczne 1949–2019 Mistrzowie. Jan i Eryka Drostowie, Zbigniew Horbowy, Aleksander i Regina 
Puchałowie, Wszewłod Sarnecki czy Jerzy Słuczan-Orkusz to znakomici polscy projektanci, którzy 
weszli już do kanonu współczesnego szkła ze swymi znakomitymi projektami mało i wielkoseryj-
nych przedmiotów użytkowych. Jeszcze niedawno zdobiły one domowe półki i stoły, a teraz stają 
się obiektami poszukiwanymi przez kolekcjonerów i muzea szkła.

Ludwik Kiczura, Zbigniew Horbowy, Jerzy Chodurski, czy Henryk Wilkowski to Mistrzowie, któ-
rzy formowali moje pokolenie z nadzieją, że pozostaniemy w obszarze działań ze szkłem. Czy  
sprostaliśmy ich oczekiwaniom? Czy godnie zastępujemy ich w roli dydaktyków i mistrzów?  
Wielu z nas jest świadomych swojej roli w tej sztafecie pokoleń. Próbujemy nieustannie dosko-
nalić siebie, tworzyć i zaskakiwać, pielęgnować pozyskaną pozycję, by jeszcze pełniej i lepiej  
wypełniać rolę mistrza. Bo tylko dzięki podjętym staraniom, nasi uczniowie/absolwenci staną się 
kolejnymi Mistrzami Szkła. 

Szczęśliwy każdy, kto pozostawi po sobie następcę. Pamięć o Mistrzu żyje tak długo, jak długo 
żyją  jego uczniowie.

Profesor Kazimierz Pawlak, artysta szkła, dziekan Wydziału Ceramiki i Szkła Akademii Sztuk  
Pięknych im. E. Gepperta we Wrocławiu

Walking not so long ago among the Murano canals, I realised that I was following in the footsteps 
of the great masters of glass. Didn’t the paths of these talented artists/craftsmen spread from this 
magical place to the whole of Europe? They often risked their lives to use their experience and 
set up new glassworks in today’s Germany, France and Czech Republic. Their students went even 
further and Venetian techniques of making cups, chalices, plates, bottles and decanters, as well 
as exquisite chandeliers and mirrors, captured the whole world. The pupil became a master and 
gathered around him successive students, from which the masters grew up again.

But no one is born a Master! It takes not only a flash of talent and years of exercise and practice 
to reach this honourable title, but also to be in the circle of your Master! It is he who tries to 
see his successors in us, who passes on his experience and knowledge, who shapes in his own  
image, and if he allows another choice of artistic creation, he still knows that some part of him 
will remain in us and in our actions.

Anyone who has met such a Master on their way may consider themselves chosen.

The only place in Poland where glass masters meet their students is the Faculty of Ceramics and 
Glass of the E. Geppert Academy of Art and Design in Wrocław. During its seventy years of history, 
it has formed and brought up a whole host of masters of artistic and applied glass. Some of them 
created their own „schools” and programs within the Academy, while others, like the masters of 
Murano, searched for their places on the glass map of Poland, finding their way to the numerous 
glassworks operating at that time. And these two career paths – academic and professional – 
marked the wonderful times of Polish design and artistic realisations, and created in the style 
known as the Wrocław School of Glass. 

And it is just the works of the artists and their students associated with it that have been included 
in the exhibition Masters of Polish Glass Art 1949–2019. Jan and Eryka Drost, Zbigniew Horbo-
wy, Aleksander and Regina Puchała, Wszewłod Sarnecki or Jerzy Słuczan-Orkusz are excellent  
Polish designers who have already entered the canon of contemporary glass with their excellent  
designs of small and large series of utility objects. Until recently, they decorated home shelves 
and tables, and now they are becoming objects sought after by collectors and museums of glass.

Ludwik Kiczura, Zbigniew Horbowy, Jerzy Chodurski, or Henryk Wilkowski are the Masters who 
formed my generation in the hope that we would remain in the area of activities related to 
glass. Have we met their expectations? Are we worthily replacing them as teachers and masters?  
Many of us are aware of our role in this generational relay. We try to constantly improve ourselves, 
create and surprise, cultivate our position in order to fulfill the role of master even better and more 
fully. Because it is only thanks to our efforts that our students will become the next Masters of Glass.

Happy is the one who leaves a successor behind. The memory of the Master lives as long as his 
pupils live.

Professor Kazimierz Pawlak, glass artist, Dean of the Faculty of Ceramics and Glass at the  
E. Geppert Academy of  Art and Design in Wrocław

Nikt nie rodzi się Mistrzem! No one is born a Master!





Stanisław Borowski

Legendy Rocka / Legends of Rock / 2007 / 47 x 53 x 30 cm

Stwierdzenie, że Borowski zna znakomicie warsztat szklarski, że intuicyjnie wyczuwa wszystkie  
walory tworzywa, że opanował bezbłędnie zarówno stare jak  i nowsze techniki obróbki szkła,  
w sumie niewiele nam wyjaśnia, jeśli pytamy o istotę jego twórczości. Można powiedzieć nawet,  
że w jakimś stopniu owa koncentracja nad tym, jak on to robi, gubi nam istotę jego dzieła, ponie-
waż najistotniejsze jest to, co ma do powiedzenia za pomocą tych środków, którymi dysponuje.
Chciałoby się zapytać, skąd to się wszystko bierze, jakie są źródła inspiracji, co decyduje o tym, 
że z nikomu nieznanego miasteczka wychodzi artysta, który podbija świat. To, co nam opowiada, 
jest refleksją nad ludzką kondycją, nad jej znikomością, nad meandrycznym losem człowieka.   
Szkło samo w sobie nie jest tutaj najistotniejsze. Szkło jest jak podobrazie, na którym kreśli on 
swoje postacie. A jakież to są postacie? – jak powiedział w jednej ze mną rozmów, są to ludzie, 
którym zdarto maski, którym odjęto rekwizyty i kostiumy, i oni nagle w tej swojej całej cielesnej 
niedoskonałości ujawniają swoje wady. 
Borowski reaguje na świat szalenie spontanicznie, jak gdyby wszystko zgarniając ku sobie.  
Czuje się w tym świecie obcy i zagrożony, a jednocześnie próbuje stworzyć wszystko na nowo 
w swoich dziełach. 

Prof. dr hab. Paweł Banaś – historyk sztuki nowoczesnej, kulturoznawca, znawca i krytyk sztuki szkła

Zapis wypowiedzi w filmie TVP 1 – Odkrywanie ukrytych wymiarów, 1996–1998

The statement that Borowski knows glass-making techniques very well, that he feels all the  
qualities of the material intuitively, that he has mastered flawlessly both old and newer glass 
processing techniques, does not explain much to us if we ask about the essence of his work.  
One could even say that to some extent this concentration on how he does it loses the essence 
of his work, because the most important thing is what he has to say with the help of the means 
at his disposal.
One would like to ask where all this comes from, what are the sources of his inspiration,  
what makes an artist emerge from an unknown town and conquer the world. What he tells us  
is a reflection on the human condition, on its insignificance, on the meandering fate of man.   
Glass itself is not the most important thing here. Glass is like a picture on which he draws his  
characters. What kind of characters are they? – as he said in one of his conversations with me,  
these are people whose masks have been ripped off, whose props and costumes have been  
taken off, and they suddenly reveal their flaws in all their bodily imperfections. 
Borowski reacts to the world extremely spontaneously, as if he were gathering everything  
towards himself. He feels a stranger and threatened in this world, and at the same time he tries  
to create everything anew in his works. 

Prof. Dr hab. Paweł Banaś – modern art historian, cultural expert, expert and critic of glass art 

Recording of statements in the TVP 1 film – Discovering Hidden Dimensions, 1996–1998
 



Statek / Cruse / 2004 / 36 x 100 x 14 cm



Jerzy Chodurski

Anioł orli / Eagle Angel / 1999 / 43 x 42 x 35 cm

Anioły i Ptaki czy Anioły-Ptaki... Obiekty – rzeźby Jerzego Chodurskiego przyciągają nasz wzrok,  
zaskakują swoim delikatnym pięknem.
Oszczędne w kolorach i formach, czasem kształtowane z jednej tafli grubego szkła, choć częściej 
budowane z kilku brył, prace Chodurskiego odkrywają przejrzystą/przeźroczystą tajemnicę szkła. 
Materii, którą polubił i po swojemu przetwarza przez prawie 50 lat.
Realizowane w technice „na zimno”, szlifowane, polerowane i klejone, mają niepowtarzalny klimat 
i „ulotny stan skupienia”. Są niemal metafizyczne.
Chodurski nazywa swoje rzeźby „wyrobami szklanymi”. Czy z przekory, że twórczość artysty szkła 
jest ciągle w Polsce niedoceniana? 

Profesor Kazimierz Pawlak

Angels and Birds or Angel-Birds... Jerzy Chodurski’s object-sculptures attract our gaze and  
astonish with their delicate beauty.
Economical in colour and form, sometimes formed from one sheet of thick glass, though often 
built of several pieces, Chodurski’s works unveil the clear/transparent mystery of glass. A material 
which he has enjoyed and processed in his own unique way for about 50 years.
Created using the „cold working” technique, sanded, polished and glued, they possess a unique 
atmosphere and a „fleeting state of concentration”. They are almost metaphysical.
Chodurski calls his sculptures „glassware”. Is it perversity that the artist’s glass work is still  
undervalued in Poland? 

Professor Kazimierz Pawlak



Anioł rysi / Lynx Angel / 2010 / 34 x 25 x 25 cm

Jerzy Chodurski z dystansem przygląda się otaczającemu go światu. Indywidualista, odznaczający  
się wrażliwością na piękno, zawieszony pomiędzy przyziemnością codziennego życia a urodą  
natury. Jego anioły wyrażają tęsknotę do metafizyki, do nieograniczonej przestrzeni, do swobo-
dy tworzenia. Jako artysta jest wszechstronny. Uprawia grafikę, scenografię i grafikę książkową.  
Znakomicie rysuje. Wprowadził on w latach osiemdziesiątych do polskiego szklarstwa technikę 
zgrzewania szkła tzw. fusingu. Stosuje też technikę witrażu pâte de cristal, czy pâte de verre.
Jerzy Chodurski uważa, że każde preferencje ograniczają artystę. Jednocześnie twierdzi, iż  
każda technika mądrze zastosowana jest dobra. Jest człowiekiem kontemplacyjnym, stroniącym  
od świata jupiterów. Nie przepada za wystawami indywidualnymi, toteż miał ich niewiele.

Stefania Żelasko – z katalogu do wystawy Unikaty. Szkło polskie XXI wieku w Muzeum Karkonoskim 
w Jeleniej Górze

Jerzy Chodurski looks at the world around him with distance. An individualist with a sensitivi-
ty to beauty, suspended between the mundaneness of everyday life and the beauty of nature.  
His angels express a longing for metaphysics, unlimited space, freedom of creation. As an artist, 
he is versatile. He makes graphics, set design and book graphics. He draws perfectly. In the 1980s, 
he introduced the technique of welding fusing glass into Polish glass-making. He also uses the 
stained glass techniques of pâte de cristal or pâte de verre.
Jerzy Chodurski believes that every preference restricts the artist. At the same time, he claims 
that every technique used wisely is good. He is a contemplative man, shunning the world of 
jupiters. He does not like individual exhibitions, so he has had few of them.

Stefania Żelasko – from the catalogue for the exhibition Unique. Polish glass of the 21st century in 
the Karkonosze Museum in Jelenia Góra



Małgorzata Dajewska 

Elektropolis / Electropolis / 2019 / 18 x 50 x 8 cm Krajobraz zapada się o zmierzchu / The Landscape Collapses at Dusk / 2019 / 25 x 40 x 8 cm



Jan Drost

Trójka / Threesome / 1986 / 39 x 20 x 10  cm  

Już pierwsze, eksperymentalne propozycje tego artysty zapowiadały radykalną zmianę w do-
tychczasowym traktowaniu szkła prasowanego. Drost potrafił bowiem zrezygnować z dawnej,  
rygorystycznie przestrzeganej symetrii form – tworzył w „prasówce” przedmioty sugerujące swym  
kształtem, iż powstają w wyniku odręcznego formowania.  
Długoletni okres pracy w jednym zakładzie pozwolił  Drostowi dogłębnie poznać najdrobniejsze 
szczegóły procesu formowania szkła prasowanego. Znajomość wymogów warsztatowych i ogra-
niczeń prowokowała go do podejmowania eksperymentalnych rozwiązań już czysto technicznej 
natury. W tym zakresie jego osiągnięcia są na polskim gruncie zupełnie wyjątkowe. 

Profesor Paweł Banaś – Polskie współczesne szkło artystyczne – 1982 

The first experimental proposals by this artist heralded a radical change in the way pressed glass 
has been treated so far. Drost was able to give up on the old, rigorously observed symmetry of 
forms – he created objects in the „press room” suggesting in their shape that they are the result 
of manual shaping.  
A long period of work in one factory allowed Drost to get to know the smallest details of the pro-
cess of forming pressed glass. Knowledge of workshop requirements and limitations provoked 
him to undertake experimental solutions of a purely technical nature. In this respect, his achieve-
ments are completely exceptional in Poland. 

Professor Paweł Banaś – Polish Contemporary Polish Glass – 1982



Talerz Asteroid / Asteroid Plate / lata 70 - te / from the Seventies / 13,5 cm Wazony Asteroid / Asteroid Vases / lata 70 - te / from the Seventies / 18 x 14 x 7 cm, 7,5 cm 



projekt  / design by:  Eryka Trzewik- Drost, Jan Sylwester Drost 
zdjęcie / photo: Max Zieliński, Eliza Dunajska



Pati Dubiel

Kosmiczna Kobieta / Cosmic Woman / 2014 / 65 x 35 x 17 cm

Wyrazista i bezkompromisowa artystka. Jej wieloelementowe i wielobarwne kompozycje, wypeł-
nione postaciami popkultury, pełne komiksowej narracji, mówią (krzyczą!) o bieżących tematach, 
odnosząc się do współczesnej symboliki, wzorców osobowych,  seksualności i płci.   
Oddziałuje nie tylko formą szklanych rzeźb, ale także kolorem i charakterystycznym rysunkiem. 
Wykorzystuje szklane hutnicze elementy i „buduje” z nich rzeźbiarskie kompozycje uzupełnione 
rysunkiem z charakterystyczną kreską. Projektuje także szkło użytkowe, rysuje i maluje.

Justyna Wierzchucka

An expressive and uncompromising artist. Her multi-element and multicoloured compositions, 
filled with pop culture characters, full of comic book narration, talk (shout!) about current topics, 
referring to contemporary symbolism, personal patterns, sexuality and gender.   
She affects not only with the form of her glass sculptures, but also with the colour and cha-
racteristic drawing. She uses glassworks elements and „builds” sculptural compositions out of 
them, complemented by drawings with characteristic lines. She also designs utility glass, draws  
and paints.

Justyna Wierzchucka



Łasiczka / Sundew / 2019 / 67 x 28 x 17 cm

W każdej pracy zamknięte są kadry wyjęte z ludzkiego życia. Twórczość artystki jest wyjątkiem 
w naszej egzystencji. Jej prace są wyzwaniem rzuconym światu. Zmuszają do refleksji. Mocny kolor 
i liczne szczegóły nie pozwalają przejść obojętnie. Tematy z życia autorki przeplatają się z jej kreacją, 
tworząc jedną całość.

Stefania Żelasko – z katalogu do wystawy Unikaty. Szkło polskie XXI wieku w Muzeum Karkonoskim 
w Jeleniej Górze

In every finished work there are frames removed from human life. The work of the artist is  
an exception in our existence. Her works are a challenge to the world. They force us to reflect.  
The strong colour and numerous details do not allow us to pass by indifferently. Themes from  
the author’s life are intertwined with her creation, creating a single whole.

Stefania Żelasko – from the catalogue for the exhibition Unique. Polish glass of the 21st century in 
the Karkonosze Museum in Jelenia Góra



Zbigniew Horbowy

Zestaw Inco / Inco Set / lata 80 - te / from the Eighties / zdjęcie / photo: Krzysztof Pachurka

Spośród wielu Śląskich artystów Horbowy jest jednym z bardziej rozpoznawalnych w Europie  
twórców ostatniego półwiecza. Osobiście myślę, że nie znałem – i chyba już nie poznam – nikogo,  
kto tak kochał szkło – jedną z najtrudniejszych materii do okiełznania. W jednym z wywiadów  
powiedział kiedyś: szkło kocha się tak, że można się za nie rzucić do pieca. Nigdy nie miałem  
wątpliwości, że tak właśnie by postąpił, żeby ratować efekty swojej artystycznej wizji i ciężkiej pracy 
hutników.
Jako projektant szkła Zbigniew Horbowy był prekursorem w wielu dziedzinach. Od początku  
swojej pracy dużo eksperymentował ze szklaną materią i kolorem, szukając równowagi między 
artystycznym wyrazem a funkcjonalnością zaprojektowanych przez siebie form. Jak mało kto  
doceniał siłę sztuki użytkowej w kształtowaniu społecznych gustów estetycznych. 

Maciej Łagiewski – dyrektor Muzeum Miejskiego we Wrocławiu 
z katalogu wystawy Dziś prawdziwych kieliszków już nie ma – Muzeum Miejskie Wrocławia – 2019

Among many Silesian artists, Horbowy is one of the most recognisable artists of the last half-cen-
tury in Europe. Personally, I think I didn’t know – and probably won’t know – anyone who loved 
glass so much – one of the most difficult things to control. In one of his interviews he once said: 
Glass is so loved that you can throw yourself into the oven for it. I never doubted that he would have 
done so to save the effects of his artistic vision and the hard work of glassworkers.
As a glass designer Zbigniew Horbowy was a pioneer in many fields. From the very beginning 
of his career he experimented a lot with glass and colour, seeking a balance between artistic 
expression and functionality in the forms he designed. Like few others, he appreciated the power 
of applied art in shaping social aesthetic tastes. 

Maciej Łagiewski, Director of the City Museum in Wrocław – from the catalogue of the exhibition 
Today There Are No More Real Glasses – City Museum of Wrocław – 2019



Amfora / Amphora 
lata 70 - te / from the Seventies 

54 x 11 cm  
zdjęcie  /photo: Krzysztof Pachurka

Butla Alicja / Alice Bottle 
lata 70 - te / from the Seventies 

21 x 24 cm  
zdjęcie  /photo: Krzysztof Pachurka



Ludwik Kiczura

Lalka / Doll / ~ 1990 / 48 x 24 x 13,5 cm

Artysta, pedagog, mistrz i przyjaciel – pokochał szkło we wczesnych latach 60., a MIŁOŚĆ ta została 
odwzajemniona. Z pasją i uczuciem tworzył pierwsze hutnicze obiekty ze szkła, by z biegiem lat 
opanować do perfekcji technikę „kształtowania z ręki” urzekających szklanych rzeźb, monolitycz-
nych czy ażurowych.
Ludwik Kiczura spędził połowę swojego dotychczasowego życia przy piecu z  gorącym szkłem, 
a  drugą połowę – we wrocławskiej ASP. W czasie wykładów i  ćwiczeń przekazywał nam swoją  
wiedzę i doświadczenie zdobyte w hucie dzięki licznym eksperymentom.
I nieustannie się uczył. Kiedy od artystów młodszej generacji „zaraził się” technikami piecowy-
mi, szlifowaniem oraz klejeniem szkła, z  wielkim zapałem eksperymentował, a  nieudane próby  
komentował niezmiennie:  „Szkło jest po to, żeby się tłukło”.

Profesor Kazimierz Pawlak

Artist, teacher, master, and friend – he fell in love with glass in the early ‚60s, and this LOVE was 
reciprocated. With passion and emotion he created his first glass objects and, over the years, 
he mastered the technique of „shaping by hand” and made captivating glass sculptures, both 
monolithic and openwork.
Ludwik Kiczura has spent half of his life at the furnace with hot glass, and the other half – in the 
E. Geppert Academy of Art and Design. During his lectures and exercises he passed on to us his 
knowledge and experience, gained in the glassworks thanks to his numerous experiments.
And he constantly studied. When, from the artists of the younger generation, he „contracted” 
the techniques of kiln, sanding, and sticking glass, he experimented and with great enthusiasm 
invariably commented on his failed attempts:  „Glass is there to be broken”.

Professor Kazimierz Pawlak



Meduza / Jellyfish / ~1990 / 44 x 53 x 10 cm

Analizując jego kilkudziesięcioletni dorobek, można dostrzec, ze jest artystą stale eksperymentują-
cym, nie znoszącym stagnacji, nieustannie wypróbowującym nowe rozwiązania.

Barbara Banaś

Prace „na gorąco” Ludwika Kiczury odzwierciedlają wszystkie panujące wówczas tendencje we   
wrocławskiej szkole szkła – spontaniczność i eksperymentalne podejście do gorącej masy szklanej.  
W jego twórczości dominują obłe, miękkie, organiczne kształty, formowane z wolnej ręki oraz 
przy użyciu prostych narzędzi szklarskich. I chociaż szkło fascynowało go swoją przezroczystością,  
podejmował próby barwienia go za pomocą związków metali. Zatapiał też w nim kawałki  
miedzianego drutu. 

Justyna Wierzchucka

Analysing his achievements over several decades, one can see that he is a constantly experimen-
ting artist, not tolerating stagnation, constantly trying out new solutions.

Barbara Banaś

Ludwik Kiczura’s „hot” works reflect all the tendencies of the Wrocław Glass School at that time 
– spontaneity and an experimental approach to hot glass. His work is dominated by oval, soft, 
organic shapes, formed from a free hand and using simple glass-making tools. Although glass 
fascinated him with its transparency, he made attempts to colour it with metal compounds.  
He also submerged pieces of copper wire in it.

Justyna Wierzchucka



Marzena Krzemińska-Baluch

Krajobraz / Landscape / 2019 / 50 x 200 x 5 cm

Swoje pierwsze prace wykonywała w technikach na zimno. Wplatając w szklane kompozycje ele-
menty grafiki, tworzyła zwarte bryły czarno-białych kompozycji.  
Z otwartością na świat i ludzi, pełna indywidualnych pomysłów, rozwinęła swoją twórczość i wyszła 
z zamkniętych rzeźbiarskich brył w przestrzenne instalacje. Niezwykle rozwinęła w ostatnich latach 
swój warsztat, eksperymentując z gięciem tafli szklanych.
Jako przedstawicielka młodego pokolenia twórców szkła w pełni korzysta z możliwości, jakie dają 
zagraniczne staże, wymiany i rezydencje artystyczne. Podróże to zdecydowanie największa inspira-
cja jej twórczości, w której można odnaleźć wspomnienia dalekich pejzaży i różnorodność natury.  

Justyna Wierzchucka

Her first works were created using cold glass techniques. Intertwining graphic elements into 
glass compositions, she created compact blocks of black-and-white compositions.  
With openness to the world and people, full of individual ideas, she developed her work and 
came out of the closed sculptural blocks into spatial installations. In recent years, she has develo-
ped her workshop by experimenting with the bending of glass panes.
As a representative of the young generation of glass creators, she fully benefits from the oppor-
tunities offered by foreign internships, exchanges and artistic residencies. Travelling is by far the 
greatest inspiration for her work, in which one can find memories of distant landscapes and the 
diversity of nature.

Justyna Wierzchucka



Stijl / 2019 / 98 x 36 x 5 cm



Kazimierz Pawlak

Formy dekoracyjne z pomponami / Decorative Forms with Pompoms / 2007 / 17 cm

Kazimierz Pawlak ma zacięcie eksperymentatora. Próbuje, poszukuje, doświadcza. Raz poleruje i 
klei, raz dmucha, raz topi. Szklana materia dziś już nie ma przed nim tajemnic. Kolejne tropy tych 
poszukiwań odsłaniają się teraz przed nami. Kazimierz Pawlak jest z natury pracowity... 

Barbara Banaś

Kazimierz Pawlak has a passion for experimentation. He tries, searches, experiences. Sometimes 
he polishes and glues, sometimes he blows, sometimes he melts. Glass today has no secrets from 
him. Further traces of this search are now revealed to us. Kazimierz Pawlak is a hardworking man 
by nature.... 

Barbara Banaś



Formy dekoracyjne z malinami / Decorative Forms with Raspberries / 2009 / 17 i 19 cm;  ø: 12,5 cm

Początkowo łączył proste, optyczne bryły z szamotem, potem eksplorował techniki fusingu i patê 
de verre, aby nadal szukać coraz to nowych form wyrazu. Jest pierwszym w Polsce twórcą, który z 
powodzeniem wykorzystuje włókno szklane jako materiał do ekspresji twórczej. Wielkoformatowe, 
przestrzenne kokony i łodzie, zawieszone w przestrzeni, wolnostojące lub wsparte na stelażach za-
chwycają skalą i odmiennością od tego, co znane w polskim szkle artystycznym. Jego serie portali, 
złoconych mis patê de verre, dysków i kokonów wyznaczają kolejne kroki milowe w rozwoju wro-
cławskiej szkoły szkła.

Justyna Wierzchucka

At first, he combined simple, optical solids with chamotte, then he explored fusing techniques 
and patê de verre, in order to continue to look for new forms of expression. He is the first Polish 
artist who successfully uses glass fibre as a material for creative expression. Large format, spatial 
cocoons and boats, suspended in space, free-standing or supported by frames, delight with their 
scale and difference from what is known in Polish glassart. His series of portals, gold-plated patê 
de verre bowls, discs and cocoons mark the next milestones in the development of the Wrocław 
school of glass.

Justyna Wierzchucka



Sebastian Pietkiewicz

Wazon Biedronka / Ladybug Vase / 2019 /  h: 40 cm; ø: 16 cm;

Ceramik z wykształcenia, szklarz z zamiłowania i wyboru, kontynuuje tradycje projektowe Reginy i 
Aleksandrów Puchałów w Hucie Szkła Kryształowego „Julia” w Piechowicach. Projektując współcze-
sne formy użytkowe ze szkła kryształowego, znacznie przyczynia się do powrotu mody na kryształo-
we naczynia. Poza projektowaniem na potrzeby produkcji huty, Pietkiewicz tworzy serie obiektów, 
często błyskotliwych i przewrotnych, swobodnie interpretujących przeszłość kryształu. „Ubiera” 
też w kryształ PRL-owskie produkty codziennego użytku tworząc oryginalne współczesne formy. 
Jego projekty zdobywają uznanie znawców i wiele prestiżowych nagród. Powoli lecz systematycz-
nie tworzy własną markę w polskim designie.

Justyna Wierzchucka

Ceramist by education, glazier by passion and choice, he continues the design traditions of Regi-
na and Aleksander Puchała at the „Julia” Crystal Glassworks in Piechowice. By designing contem-
porary functional forms of crystal glass, he significantly contributes to the return of fashion for 
crystal vessels. Apart from designing for the needs of the glassworks, Pietkiewicz creates series of 
objects, often brilliant and perverse, freely interpreting the past of crystal. He also “dresses” every-
day products of the People’s Republic of Poland in crystal, creating original contemporary forms. 
His projects gain recognition from experts and have won many prestigious awards. Slowly but 
steadily he is creating his own brand in Polish design.

Justyna Wierzchucka



Kultowe formy  / Iconic Forms / 2016



Aleksander Puchała

Wazon / Vase / lata 70 - te / from the Seventies / 49 x 15 cm  

Aleksander Puchała był architektem wnętrz, jednak swoje zawodowe życie związał z Hutą Szkła 
Kryształowego ”Julia” w Szklarskiej Porębie, dokąd ściągnęła go żona, Regina Włodarczyk-Puchała. 
Łączył pracę w przemyśle z twórczością unikatową. Wprowadził wiele nowatorskich wzorów do 
produkcji. Jego projekty prostych, symetrycznych wazonów, najczęściej w kształcie walców i wie-
lościanów, zdecydowanie wyróżniały się na tle masowych wytworów pozostałych zakładów. Jed-
nocześnie tworzył unikatowe formy zarówno ze szlifowanego szkła, jak i formowanego hutniczo, 
barwionego czy kształtowanego przy pomocy prostych, własnoręcznie zrobionych narzędzi.
Puchała zasłynął z doskonałych projektów wazonów o architektonicznej budowie i rytmice nada-
wanej głębokim szlifem. W szkłach formowanych z wolnej ręki widać ogromny wpływ przyrody, 
zwłaszcza niełatwego klimatu Karkonoszy, w których mieszkał. Obłe, miękkie formy naczyń z drob-
nymi elementami koloru przywodzą na myśl sople, zamarzającą w potokach wodę czy zaspy śnież-
ne, które były charakterystycznymi elementami zimowego pejzażu Szklarskiej Poręby.

Justyna Wierzchucka

Aleksander Puchała was an interior architect, but his professional life was connected with the „Ju-
lia” Crystal Glassworks in Szklarska Poręba, where his wife, Regina Włodarczyk-Puchała, brought 
him in. He combined work in industry with unique creativity. He introduced many innovative de-
signs into production. His projects of simple, symmetrical vases, mostly in the shape of cylinders 
and polyhedrons, definitively stood out from the mass products of other factories. At the same 
time, he created unique forms both from polished glass and glassworks-made, coloured glass, or 
that shaped by means of simple, hand-made tools.
Puchała was famous for his excellent vase designs with architectural structure and rhythm given 
a deep cut. Free-moulded glasses show the enormous influence of nature, especially the difficult 
climate of the Karkonosze Mountains in which he lived. The round, soft forms of vessels with 
small elements of colour bring to mind icicles, freezing water in streams or snowdrifts, which 
were characteristic elements of the winter landscape of Szklarska Poręba.

Justyna Wierzchucka/ from the Seventies



Zestaw kieliszków / A Set of Glasses / Lata 70 - te  / from the Seventies  



Monika Rubaniuk

Ławica / Shoal / 2019 / h 15 -  70 x 50Haga / Haga / 2019 / 30 x 50 x 30 cm



Wszewłod Sarnecki

Kieliszki / Glasses / lata 60 - te / from the Sixties / 19 x 14,5 ; 15 x 6; 20 x 17 cm

Barwna, choć nieco zapomniana postać ze świata szkła użytkowego. Związany z Krosnem,  
rozpoznawalny jest dzięki prostym, oszczędnym, wyważonym i wysmakowanym projektom naczyń 
szklanych. Dzięki jego nowatorskiemu podejściu i menadżerskim zdolnościom, polskie wzornic-
two przemysłowe mogło być popularyzowane na całym świecie. Zainicjowana przez Sarneckiego  
wzorcownia Minexu w Warszawie, w której tworzył autorskie projekty i zbierał indywidualne  
zamówienia dla polskich hut, rozsławiła polskie wzornictwo, pokazując nieograniczone niemal 
możliwości polskiego przemysłu szklarskiego.

Justyna Wierzchucka

A colourful, though somewhat forgotten figure from the world of functional glass. Connected with 
Krosno, he is recognisable thanks to his simple, economical, balanced and tasteful designs of glass 
vessels. Thanks to his innovative approach and managerial skills, Polish industrial design could 
be popularised all over the world. He initiated the Minex Foreign Trade Centrum showroom in  
Warsaw, where he created his own designs and collected individual orders for Polish glassworks. 
Minex  made Polish design famous by showing the almost limitless possibilities of the Polish glass 
industry.

Justyna Wierzchucka



Zestaw stołowy / Table Set / lata 60 - te  / from the Sixties / 14,5 x 6,5; 27 x 9; 17,5 x 13  cm Kieliszki / Glasses / lata 60 - te / from the Sixties / 21,5 x 7,5; 15 x 7; 21 x 11,5 cm 



Jerzy Słuczan-Orkusz

Butla / Bottle / lata 60 - te  / from the Sixties / 33 x 12 cm 

Najważniejszym momentem w jego karierze był wyjazd do Krakowa w 1968 roku, kiedy dostał 
propozycję pracy w krakowskich zakładach badawczych przemysłu szklarskiego. To było o tyle 
istotne, że trafił do miejsca, gdzie rzeczywiście dano mu swoiste carte blanche, całkowitą swobo-
dę działania, czyli właściwie to, czego szukał od początku swojej działalności projektanckiej. /.../  
Dla Orkusza było to idealne miejsce do realizacji jego zamierzeń. Już dwa lata po rozpoczęciu pracy, 
czyli w roku 1970, pokazał publicznie swoje pierwsze realizacje i projekty, które niemal natychmiast 
zostały zauważone przez prasę i okrzyknięte sukcesem. /.../ Z jednej strony kolor, z drugiej to, co się 
podobało – niezwykłość kształtów. Ta niezwykłość była pochodną inspiracji Słuczana szkłem histo-
rycznym. /.../ Fascynowały go kształty XVI–XVII-wiecznego szkła hiszpańskiego, andaluzyjskiego, 
weneckiego i w swoich kreacjach nawiązywał do niego. To nie były proste kopie, natomiast starał 
się wykorzystać różne rozwiązania dekoracyjne polegające na formowaniu elementów. Bawiło go 
nakładanie i praca manualna z materią szkła.
Mamy więc najpierw wydmuchany obiekt, a później do niego dolepiamy na gorąco jakieś elemen-
ty. To oczywiście wymagało od hutnika dużej sprawności. Słuczan zaskarbił sobie ich sympatię  
między innymi tym, że sam już potrafił dmuchać.

Barbara Banaś – z wywiadu dla Gazety Wrocławskiej – 10.09.2019

The most important moment in his career was his trip to Kraków in 1968, when he was offered a 
job in the in the city’s glass industry research facilities. It was important because he found a place 
where he was given a kind of carte blanche, a complete freedom of action, which is what he had 
been looking for from the very beginning of his design activity. /.../ For Orkusz it was a perfect 
place to realise his plans. Already two years after starting his work, in 1970, he publicly showed his 
first realisations and projects, which were almost immediately noticed by the press and hailed as a 
success. /.../ On the one hand, colour, on the other hand, what he liked – the uniqueness of shapes. 
This uniqueness was a result of Słuczan’sinspiration with historical glass. /.../ He was fascinated by 
the shapes of 16th-17th century Spanish, Andalusian and Venetian glass and in his creations he 
referred to it. These were not simple copies, but he tried to use various decorative solutions based 
on the formation of elements. He enjoyed laying and working manually with glass.
So we first have a blown object and then we hot stick some elements to it. This, of course, required 
a high level of efficiency from the glassworker. Słuczan won their sympathy, among other things, 
because he was able to blow.

Barbara Banaś – from an interview for Gazeta Wrocławska – 10.09.2019



Wazon / Vase / lata 80 - te  / from the Eighties / 34 x 11 cm Wazon / Vase / lata 80 - te  / from the Eighties / 19 x 12 cm



Henryk Albin Tomaszewski

Zima / Winter / 1976 / 37 x 16 cm  

Dzieła Tomaszewskiego śmiałością pomysłów i prostotą rozwiązań nie ustępują najprzedniejszym 
kreacjom ówczesnego szkła, co wydaje się tym cenniejsze, iż powstawały one bez odwoływania się 
do jakichkolwiek wzorów.

Jego styl pracy przyjmowano z powściągliwością; niejednokrotnie, choć nieoficjalnie krytykowany, 
znalazł jednak naśladowców i kontynuatorów. Nikt jednak nie zdołał przewyższyć Tomaszewskie-
go błyskotliwością technicznych rozwiązań, odwagą w negowaniu ustalonych norm. Właśnie owo 
uporczywe zaprzeczanie utartym pojęciom o zakresie możliwości szkła, temu co w tej dziedzinie 
poprawne i dopuszczalne, wydaje się najbardziej charakterystyczną cechą jego osobowości.

Profesor Paweł Banaś – Polskie współczesne szkło artystyczne – 1982  

Tomaszewski’s works, with their bold ideas and simplicity of solutions, are not inferior to the most 
important creations of contemporary glass art, which seems even more valuable as they were  
created without any reference to any patterns.

His style of work was accepted with restraint; often, although unofficially criticised, he found  
followers and continuators. However, no one managed to surpass Tomaszewski with the brilliance 
of his technical solutions and the courage to deny established norms. It is precisely this persis-
tent denial of the accepted notions of the range of possibilities of glass, of what is correct and  
acceptable in this field, that seems to be the most characteristic feature of his personality. 

Professor Paweł Banaś – Polish Contemporary Polish Glass – 1982



Łabędź / Swan / 51 x 26 x 26 cm  

W jego rzeźbach widać dużą inspirację muzyką, zwłaszcza Chopina oraz przyrodą, zmiennością 
pór roku. Tomaszewski był artystą, nie rzemieślnikiem. Jego formy są do dziś rozpoznawalne  
i charakterystyczne, nie można ich pomylić z niczym innym.

Justyna Wierzchucka

 

His sculptures show great inspiration from music, especially Chopin’s, and nature, the change- 
ability of the seasons. Tomaszewski was an artist, not a craftsman. His forms are still recognisable 
and characteristic to this day, they cannot be confused with anything else.

Justyna Wierzchucka



Eryka Trzewik-Drost

Krople rosy / Dew Drops / lata 60 - te / from the Sixties  / 23 x 9 cm  

W jej projektach szczególnie wyraziście objawiają się inklinacje rzeźbiarskie oraz metody kształ-
towania formy właściwe tworzywom ceramicznym. Wielokrotnie też artystka samodzielnie  
wykonywała gipsowe modele projektowanych naczyń.
Chętnie operuje zwartą, grubościenną bryłą, matową lub groszkowaną fakturą, intensywnym  
kolorem. Zazwyczaj odcieniami błękitów i zieleni.
Podejmowała też kilkakroć Eryka Trzewik-Drost próby wykorzystania techniki prasowanego szkła, 
jak i formowanego odręcznie, do dekoracji architektonicznych. Jej interesujące w tym względzie 
propozycje nie znalazły szerszego zastosowania.

Profesor Paweł Banaś – Polskie współczesne szkło artystyczne – 1982  

 

In her projects, the sculptural inclinations and methods of shaping the form characteristic of  
ceramic materials are particularly expressive. Many times the artist also made her own plaster  
models of designed vessels.
She likes to use compact, thick-walled solid, matt or grained texture and intense colour. Usually 
with shades of blue and green.
Eryka Trzewik-Drost also made several attempts to use the technique of pressed glass as well as 
hand-shaped glass for architectural decorations. Her proposals, which were interesting in this  
respect, did not find a wider application.

Professor Paweł Banaś – Polish Contemporary Polish Glass – 1982



Krople / Drops / lata 70 - te  / from the Seventies / 29 x 4 cm Talerz Futerko / Fur Plate / lata 70 - te  / from the Seventies / 25 x 18 cm



Regina Włodarczyk-Puchała

Gracja / Grace / lata 70 - te / from the Seventies / 22 x 13 cm

Biała nitka / White Thread / lata 50 - te / from the Fifties  
39,5 x 8; 13,5 x 5,5; 8 x 3,5; 15,5 x 6 cm  

zdjęcie / photo:  Zbigniew Holuka



Czesław ZubeR

Ekspresja i witalność są pierwszymi narzucającymi się cechami rzeźb Zubera.
Po ukończeniu studiów tworzył rzeźby głównie z wykorzystaniem hutniczego szkła powłokowe-
go nawiązując do hiperrealizmu. Dopiero wyjazd do Paryża i zetknięcie się z nowym tworzywem,  
jakim było szkło optyczne wytwarzane na potrzeby przemysłu, zmieniły jego postawę twórczą. 
Zdecydował się na rzeźbiarską obróbkę wielkoformatowych brył szkła, w które dodatkowo wpro-
wadza wielobarwny malunek transparentnymi emaliami. Szklane głowy, początkowo w duchu 
neoekspresjonizmu, stały się nie tylko rozpoznawalnym znakiem jego twórczości, ale także obiek-
tem kolekcjonerskim, wysoko ocenianym i poszukiwanym na zachodnim rynku sztuki.

Justyna Wierzchucka 

Expression and vitality are the first imposing features of Zuber’s sculptures.
After graduating, he created sculptures mainly with the use of glassworks coated glass, referring 
to hyperrealism. It was only when he went to Paris and came into contact with a new material 
– optical glass produced for the industry – that his creative attitude changed. He decided to 
process large-format glass blocks in a sculptural way, which he additionally introduced multico-
lour painting with transparent enamels. Glass heads, initially in the spirit of neo-Expressionism, 
became not only a recognisable sign of his work, but also a collector’s item, highly valued and 
sought after on the Western art market.

Justyna Wierzchucka 

Kompozycja / Composition / 2019 / 19 x 29 x 11 cm



Kompozycja / Composition / 2019 / 32 x 13 x 13 cm

Dzieła Zubera wyrażające się w prostych, przejrzystych formach mówią, że absolut 
jest na wyciągnięcie ręki.

Prof. Małgorzata Dajewska 

Zuber’s works, expressed in simple, transparent forms, say that the absolute is at 
your fingertips.

Prof. Małgorzata Dajewska



Osiołek / Donkey / 1968 / 16 x 7 cm

WYPOŻYCZENIA / LOANS 

Muzeum Karkonoskie w Jeleniej Górze / the Karkonosze Museum 
- Henryk Albin Tomaszewski – Zima / Winter 
- Henryk Albin Tomaszewski – Łabędź / Swan

Wałbrzyska Galeria Sztuki Biuro Wystaw Artystycznych  
- Jan Drost Trójka / Threesome 

Huta Szkła Kryształowego „Julia” / Julia Glassware
- Sebastian Pietkiewicz – Kultowe formy / Iconic Forms
- Aleksander Puchała – Wazon / Vase 
- Aleksander Puchała – Kieliszki / Glasses
- Regina Włodarczyk-Puchała – Gracja / Grace 

Ośrodek Dokumentacji Sztuki Akademii Sztuk Pięknych im. E. Gepperta we Wrocławiu 
- Regina Włodarczyk-Puchała – Biała nitka / White thread 
- Wszewłod Sarnecki – Kieliszki / Glasses 
- Zestaw stołowy / Table set  
 
Edyta Grzybowska-Dźwilewska 
- Jerzy Słuczan Orkusz – Butla / Bottle 
- Zbigniew Horbowy – Kieliszki / Glasses 
- Zbigniew Horbowy – Zestaw Inco / Inco Set
 
Anita Bialic 
- Szkła autorstwa Jana Sylwestra Dorsta / Glasses designed by Jan Sylwester Drost
- Szkła autorstwa Eryki Trzewik-Drost  / Glasses designed by Eryka Trzewik - Drost
- Szkła autorstwa Zbigniewa Horbowego / Glasses designed by Zbigniew Horbowy
- Szkła autorstwa Jerzego Słuczana-Orkusza  / Glasses designed by Jerzy Słuczan-Orkusz
 
Adam Włodarczyk 
- Szkła autorstwa Zbigniewa Horbowego / Glasses designed by Zbigniew Horbowy

Zdjęcia ze zbiorów / Photos from archives

Muzeum Narodowe we Wrocławiu / National Musum in Wrocław:
- Jan Sylwester Drost – Trójka / Threesome
- Jan Sylwester Drost – Wazony Asteroid / Asteroid Vases
- Eryka Trzewik-Drost – Krople rosy / Dew Drops 

Ośrodek Dokumentacji Sztuki Akademii Sztuk Pięknych im. Gepperta we Wrocławiu:
- Zbigniew Horbowy – Zestaw Inco / Inco Set
- Zbigniew Horbowy – Amfora / Amphora
- Zbigniew Horbowy – Butla Alicja / Alice Bottle
- Regina Włodarczyk-Puchała – Biała nitka / White Thread

Archiwa artystów i fundacji Fly with Art / Artists’ private collections and Fly with Art foundation



Od 2008 roku członek Rady Kultury przy Marszałku Województwa Dolnośląskiego. Od 2009 roku czło-
nek Rady Programowej Muzeum Karkonoskiego w Jeleniej Górze; od 2014 do 2019 roku pełni funkcję 
Przewodniczącej Rady. 
I nagroda w konkursie „Polskie Szkło 95”, 1995; Złoty Medal na Międzynarodowych Targach Poznańskich 
za zestaw stołowy Aquarius, 1996; Nagroda Kulturalna Śląska Kraju Związkowego Dolnej Saksonii, 2006; 
Nagroda Ministra Kultury i Dziedzictwa Narodowego, 2009; odznaka honorowa „Zasłużony dla Kultury Pol-
skiej”, 2012; Srebrny Medal „Zasłużony Kulturze Gloria Artis”, 2013, Nagroda Miasta Sosnowca za dorobek  
artystyczny, 2016, Medal „Merito de Wratislavia – Zasłużony dla Wrocławia”, 2018, Srebrny Krzyż Zasługi, 
2019, Złoty Medal „Zasłużony Kulturze Gloria Artis”, 2019. 
Udział w 23 wystawach indywidualnych w Polsce oraz w Belgii i Niemczech, m.in.: Muzeum Miejskie 
Wrocławia, 2006. Udział w ponad 180 wystawach grupowych w Polsce oraz w Belgii, Danii, Finlandii, 
Francji, Japonii, Kuwejcie, Meksyku, Niemczech, Szwajcarii, USA i we Włoszech, m.in.: European Glass 
Context 2008), Bornholm, Dania. 
Jej prace znajdują się w kolekcjach państwowych i prywatnych w kraju i za granicą, m.in.: Muzeum 
Szkła w Ebeltoft (Glasmuseet Ebeltoft), Ebeltoft, Dania; Muzea Watykańskie, Watykan, Włochy; Muzeum 
Narodowe w Poznaniu; Muzeum Narodowe w Warszawie; Muzeum Narodowe we Wrocławiu; Muzeum 
Karkonoskie w Jeleniej Górze. 
Lubi zwierzęta – ma suczkę i papugę kakadu; w wolnych chwilach pisze wiersze.

JAN SYLWESTER DROST
Dyplom pod kierunkiem prof. Stanisława Dawskiego na Wydziale Ceramiki i Szkła Państwowej Wyższej 
Szkoły Sztuk Plastycznych (obecnie: Akademia Sztuk Pięknych im. E. Gepperta) we Wrocławiu, 1958. 
Laureat wielu prestiżowych nagród, m.in. złoty medal za zestaw „Smuga” oraz złoty medal za zestaw  
„Asteroid” na II Międzynarodowym Triennale Szkła i Porcelany, Jablonec nad Nysą, Czechosłowacja, 1976.
Po studiach pracował w Katowickich Zakładach Mechaniczno-Optycznych, 1959–1960.
Zdobyte doświadczenie w dziedzinie szkła optycznego wykorzystał w pracy artystycznej. Od 1960 
roku przez 40 lat pracował jako projektant, kierownik ds. wzornictwa i organizator ośrodku wzornictwa 
Huty Szkła Gospodarczego „Ząbkowice”, Ząbkowice Będzińskie (Dąbrowa Górnicza). W ramach stypen-
dium od rządu szwedzkiego w 1972 roku odbył praktyki studyjne w szwedzkich hutach szkła i zakła-
dach ceramicznych, studiował również na Wydziale Projektowania Przemysłowego w Konstfackskolan 
(Sztokholmska Wyższa Szkoła Sztuk Plastycznych), Sztokholm, Szwecja; szkolił się także w Centrach 
Wzornictwa Przemysłowego w Sztokholmie i w Mediolanie, Włochy, oraz w Instytucie Szkła w Växjö, 
Szwecja, 1972.
Brał udział w 3 krajowych wystawach indywidualnych oraz około 50 zbiorowych w Polsce, Austrii, Bel-
gii, Bułgarii, Czechosłowacji, Jugosławii, na Łotwie, w NRD, RFN, Szwajcarii, na Ukrainie, na Węgrzech, 
w Wielkiej Brytanii i ZSRR.
Jest wybitnym projektantem szkła seryjnego i unikatowego oraz autorem opatentowanych technologii 
formowania szkła. Jego najbardziej znane projekty to: „Diatret”, „Radiant”, „Asteroid”. Wspólnie z żoną 
Eryką Trzewik-Drost upowszechnił technikę szkła prasowanego. Zajmował się także grafiką i architek-
turą wnętrz.
 

PATI DUBIEL
Dyplom na Wydziale Ceramiki i Szkła Akademii Sztuk Pięknych (obecnie: Akademia Sztuk Pięknych im. 
E. Gepperta) we Wrocławiu, 2003.
Stypendium Ministra Kultury i Dziedzictwa Narodowego, 2002. Nagroda Prezydenta Rzeczypospolitej 
Polskiej – Dyplom Roku, 2003. Stypendium Fundacji Kiwanis Wratislavia, 2003. Stypendium „Młoda Pol-
ska” Ministra Kultury i Dziedzictwa Narodowego, 2010.
Liczne nagrody i wyróżnienia, m.in.: pierwsza nagroda w konkursie Polygram Polska – tygodniowy pobyt 

STANISŁAW BOROWSKI 
Urodził się w 1944 roku w Moutiers we Francji. Po powrocie do Polski ukończył gimnazjum i zatrudnił 
się w szlifierni Krośnieńskich Hut Szkła, 1965. Pracował przy wytwarzaniu form, dmuchaniu szkła oraz 
w szlifierni. Poznał biegle wszystkie techniki szklarskie. 
Od 1970 roku zajmował się projektowaniem szkła i doskonaleniem techniki jego grawerowania. 
Współpracował z Państwową Wyższą Szkołą Sztuk Plastycznych (obecnie: Akademia Sztuk Pięknych 
im. E. Gepperta) we Wrocławiu, 1970–1974. Uruchomił własny warsztat grawerski, 1972, i w 1976 roku 
rozpoczął niezależną działalność. 
Po publikacji jego prac w „Neues Glass”, 1981, został zaproszony do Niemiec i w 1982 roku wyjechał na 
stałe z Polski. W Rheinbach, Niemcy, otworzył własne atelier, 1982. W 1990 roku w Hennef koło Bonn, 
Niemcy, założył Glasstudio Borowski, które dwa lata później przeniósł do Tomaszowa Bolesławieckiego. 
Tu, wspólnie z synami Pawłem i Wiktorem, rozwinął działalność, udostępniając swój warsztat innym 
artystom i dzieląc się z nimi swym doświadczeniem.
Za swą twórczość otrzymał wiele prestiżowych nagród, w tym: Grand Prix przyznane przez jury złożone 
z dyrektorów muzeów podczas Międzynarodowej Wystawy Szkła w Galerii Habatat, USA; Złoty Medal 
„Zasłużony Kulturze Gloria Artis”, 2014.
Uczestniczył w wielu znaczących wystawach w kraju i na świecie.
Jego prace znalazły się w licznych kolekcjach muzealnych i prywatnych w Polsce i za granicą, m.in: Cor-
ning Glass Museum, Corning, NY, USA; Glasmuseum Frauenau, Frauenau, Niemcy; Glasmuseum w Rhe-
inbach; the Badisches Landesmuseum w Karlsruhe, Niemcy; Muzeum Sztuki Dekoracyjnej (MAD),  
Paryż, Francja; Muzeum Narodowe we Wrocławiu; Muzeum Okręgowe w Jeleniej Górze.  Posiadają je 
w swoich zbiorach znani politycy, m.in. Jimmy Carter, były Prezydent USA, przemysłowcy, bankierzy, 
dyrektorzy wielkich korporacji, artyści, m.in. Whoopi Goldberg, Nicolas Cage. 
W 2011 roku otrzymał tytuł doktora honoris causa Akademii Sztuk Pięknych im. E. Gepperta we 
Wrocławiu.  
Obok Czesława Zubera, jest jednym z najbardziej znanych polskich artystów szkła w świecie.

JERZY CHODURSKI
Dyplom z projektowania szkła pod kierunkiem prof. Stanisława Dawskiego na Wydziale Ceramiki i Szkła 
Państwowej Wyższej Szkoły Sztuk Plastycznych (obecnie: Akademia Sztuk Pięknych im. E. Gepperta) we 
Wrocławiu, 1970. Od 1971 do 2014 roku, kiedy to przeszedł na emeryturę, pracownik dydaktyczny tej 
uczelni; od 1994 roku profesor zwyczajny. W latach 2002–2005 dziekan Wydziału Ceramiki i Szkła. Jego 
szklane obrazy były dwukrotnie prezentowane, w 1980 i 1986 roku, w „New Glass Review”, wydawnic-
twie Muzeum Szkła w Corning, stan Nowy Jork, USA. Wziął udział w kilkunastu wystawach indywidual-
nych i zbiorowych w Polsce, a jego szklane obiekty znajdują się w zbiorach muzealnych i prywatnych, 
m. in. w Muzeum Narodowym we Wrocławiu i w Muzeum Karkonoskim w Jeleniej Górze. 

MAŁGORZATA DAJEWSKA
Dyplom na Wydziale Ceramiki i Szkła Państwowej Wyższej Szkoły Sztuk Plastycznych (obecnie: Akade-
mia Sztuk Pięknych im. E. Gepperta) we Wrocławiu, 1982. 
Od 1984 roku pracownik dydaktyczny tej uczelni, a od 2001 roku profesor zwyczajny. Dziekan Wydziału 
Ceramiki i Szkła, 2005–2008 oraz 2012–2016. Prowadzi II Pracownię Szkła Artystycznego w Katedrze 
Szkła na Wydziale Ceramiki i Szkła ASP im. E. Gepperta we Wrocławiu. 

Artyści



MARZENA KRZEMIŃSKA-BALUCH
Ukończyła Państwowe Liceum Sztuk Plastycznych we Wrocławiu na specjalności metaloplastyka, 2000. 
Dyplom na Wydziale Ceramiki i  Szkła Akademii Sztuk Pięknych (obecnie: Akademia Sztuk Pięknych 
im. E. Gepperta) we Wrocławiu, 2006. Od 2007 zatrudniona na stanowisku asystenta w Pracowni Szkła 
Artystycznego na tym wydziale. Od 2018 zatrudniona w tej pracowni na stanowisku adiunkta. W 2018 
roku uzyskała tytuł doktora. Projektant w Villa Glass Studio, Krosno, 2006–2007.
Otrzymała wiele nagród i  wyróżnień, m.in. Stypendium Ministra Kultury i  Dziedzictwa Narodowego 
„Młoda Polska”, 2006, 2009. W 2011 roku została wybrana jako Emerging Artist in Residence („nowy 
artysta na rezydencji”) przez Pilchuck Glass School, Stanwood, WA, USA. Otrzymała tam stanowisko 
asystenta, 2012, oraz stypendium artystyczne, 2013.
W 2015 i 2016 roku została zaproszona do Ball State College of Fine Arts na uniwersytecie Ball State 
w  Muncie, IN, USA, jako profesor wizytujący. Otrzymała Silver Award w  międzynarodowym konkur-
sie Emerge 2016 organizowanym przez Bullseye Project, Portland, OR, USA, 2016 oraz Silver Award 
w międzynarodowym konkursie Toyama International Exhibition organizowanym przez Toyama Glass 
Museum, Toyama, Japonia, 2018. W 2019 prowadziła warsztaty dla studentów w Tokyo University of 
Art, Tokio, Japonia.
Brała udział w 4 wystawach indywidualnych w Polsce, Holandii i USA, oraz w ponad 70 wystawach zbio-
rowych w Polsce, Belgii, Bułgarii, Czechach, Danii, Luksemburgu, Holandii, USA, Japonii oraz na Łotwie.
Jej prace znajdują się w kolekcjach publicznych i prywatnych w kraju i za granicą, m.in.: Fundacja Ern-
stingów, Alter Hof Herding, Coesfeld, Niemcy; Museum Jan van der Togt, Amstelveen, Holandia; Ma-
rilyn K. Glick Centre for Glass, Muncie, USA; Muzeum Karkonoskie w Jeleniej Górze; Centrum Dziedzic-
twa Szkła, Krosno; Rakusuitei Art Museum, Toyama; Muzeum Narodowe we Wrocławiu.

KAZIMIERZ PAWLAK
Absolwent Państwowego Liceum Sztuk Plastycznych w Nowym Wiśniczu, 1977. Dyplom 
w  zakresie projektowania szkła w pracowni prof. Zbigniewa Horbowego na Wydziale Cera-
miki i Szkła Państwowej Wyższej Szkoły Sztuk Plastycznych (obecnie: Akademia Sztuk Pięk-
nych im. E. Gepperta) we Wrocławiu, 1982. Od 1982 roku pracownik dydaktyczny tej uczelni, 
obecnie profesor. Dziekan Wydziału Ceramiki i Szkła w latach 1996–2002 oraz od 2016 roku.  
Udział w około 8 wystawach indywidualnych w Polsce, Niemczech, Czechach i Francji oraz w około 180 
wystawach zbiorowych – Polska, Czechy, Węgry, Niemcy, Rosja, Francja, Luksemburg, Belgia, Holandia, 
Dania, Szwecja, Finlandia, Ukraina, Bułgaria, USA, Japonia, Chiny, Norwegia, Litwa, Łotwa, Maroko.  
Udział w ok. 30 międzynarodowych sympozjach i konferencjach. 
brązowy medal na wystawie „Kristallnacht Competition”, Filadelfia, PA, USA, 1992. Nagroda Kyoheiego 
Fujity na Międzynarodowej Wystawie Szkła w Kanazawie, Japonia, 2001. Stypendysta Ministerstwa Kul-
tury i Sztuki w czeskich hutach szkła, 1988. Stypendium twórcze w Creative Glass Center of America,  
Millville, NJ, USA, 1994.
Od 2019 roku Prezes Związku Polskich Artystów Plastyków – Okręg Wrocław. 

SEBASTIAN PIETKIEWICZ
Dyplom na Wydziale Ceramiki i Szkła Akademii Sztuk Pięknych (obecnie: Akademia Sztuk Pięknych  
im. E. Gepperta) we Wrocławiu, 2001. Podyplomowe Studium Aranżacji Przestrzeni Widowiskowej na 
Wydziale Architektury Wnętrz Akademii Sztuk Pięknych we Wrocławiu, 2003.
Po studiach pracował jako projektant w hutach szkła: Huta Szkła Kryształowego „Sudety” w Szczytnej, 
Huta Szkła Gospodarczego „Ząbkowice” w Dąbrowie Górniczej, Huta Szkła Kryształowego „Julia” w Pie-
chowicach, Huta Szkła Gospodarczego „Zawiercie” w Zawierciu. Od 2013 roku główny projektant w Hu-
cie Szkła Kryształowego „Julia” w Piechowicach.

w Stanach Zjednoczonych z zespołem Hey, 1997; pierwsza nagroda w konkursie Pizza Hut na najlepszy 
obraz, 2001; pierwsza nagroda w konkursie Szkło Młodych, 2003; pierwsza nagroda Związku Polskich Ar-
tystów Plastyków – Okręg Wrocław na realizację szklanego okna na budynku ZPAP we Wrocławiu, 2013. 
Udział w 7 wystawach indywidualnych w Polsce, Danii, Holandii i Niemczech oraz w ok. 40 wystawach 
zbiorowych w Polsce, Belgii, Czechach, Danii, Holandii, Niemczech i USA.
Prace w zbiorach prywatnych i publicznych: Muzeum Karkonoskie w Jeleniej Górze; Centrum Dziedzic-
twa Szkła, Krosno; Fundacja Ernstingów, Alter Hof Herding, Coesfeld, Niemcy; Organizacja ECCO, Dania. 
Od 2013 roku prowadzi galerię sztuki Versus we Wrocławiu. Od 2019 roku Członek Zarządu Związku 
Polskich Artystów Plastyków – Okręg Wrocław. 

ZBIGNIEW HORBOWY
Żył w latach 1935–2019. Ukończył studia na Wydziale Ceramiki i Szkła Państwowej Wyższej Szkoły Sztuk 
Plastycznych (obecnie: Akademia Sztuk Pięknych im. E. Gepperta) we Wrocławiu, 1959. Po studiach 
podjął pracę w Hucie Szkła „Sudety” w Szczytnej Śląskiej jako projektant. Następnie był związany z Hutą 
Szkła Artystycznego „Barbara” w Polanicy-Zdroju, gdzie od 1975 roku prowadził eksperymentalne stu-
dio projektowe. Organizator polanickich plenerów szklarskich, 1978–1989. Z jego inicjatywy powstała 
Pracownia Szkła Artystycznego „Inco” we Wrocławiu. Prowadził pracownię szkła artystycznego w Pola-
nicy-Zdroju.
Od 1963 roku pracownik dydaktyczny na macierzystej uczelni, a od 1989 roku – profesor zwyczaj-
ny. Kierownik Pracowni i Katedry Szkła, prodziekan, dziekan, prorektor, a także rektor, 1999–2005,  
wrocławskiej Akademii Sztuk Pięknych (obecnie: Akademia Sztuk Pięknych im. E. Gepperta). Następnie 
członek senatu tej uczelni.
Laureat wielu nagród i wyróżnień, m.in.: nagroda Ministra Kultury i Sztuki: 1962, 1969, 1975, 1979; na-
groda Centralnej Rady Wzornictwa, 1964; złoty medal na wystawie Jablonec 1973, Jablonec nad Nysą, 
Czechosłowacja; Złoty Medal „Zasłużony Kulturze Gloria Artis”, 2017.
Wziął udział w ponad 30 wystawach indywidualnych w kraju oraz w Austrii, Bułgarii, Czechosłowacji, 
NRD i na Węgrzech. Uczestniczył w ponad 80 wystawach zbiorowych w Polsce oraz Austrii, Bułgarii, 
Czechosłowacji, Finlandii, Jugosławii, NRD, RFN, Szwecji, na Węgrzech i w ZSRR.
Jego prace znajdują się w państwowych i prywatnych kolekcjach krajowych oraz zagranicznych. Był 
także autorem realizacji w przestrzeniach publicznych.
Twórca wzorów o prostej konstrukcji, oszczędnych w formie i kolorystyce. Uważany często za refor-
matora polskiej sztuki użytkowej. Był jednym z pierwszych, którzy wprowadzali nowe projekty do  
produkcji masowej. Stworzył m.in. słynną linię „Antico” której cechą charakterystyczną są tysiące  
szklanych pęcherzyków zamkniętych w szklanej masie naczynia. 

LUDWIK KICZURA
Żył w latach 1934–2015. Urodzony we Lwowie, współtwórca „wrocławskiej szkoły szkła”. W  latach  
1954–1960 studiował w  Państwowej Wyższej Szkole Sztuk Plastycznych (obecnie: Akademia Sztuk 
Pięknych im. E. Gepperta) we Wrocławiu pod kierunkiem prof. Stanisława Dawskiego. Od 1960 do 2007 
roku, kiedy to przeszedł na emeryturę, był związany z macierzystą uczelnią jako pedagog i wieloletni 
kierownik Katedry Szkła. Zajmował się szkłem artystycznym i użytkowym a także grafiką artystyczną. 
Laureat wielu nagród artystycznych i dydaktycznych, m. in. Ministra Kultury i Sztuki 1969 i 1992,  
zdobywca brązowego medalu podczas wystawy „Kristallnacht Competition” w Filadelfii, PA, USA,  1992. 
Udział w kilku wystawach indywidualnych w Polsce i Holandii, m.in. w Muzeum Narodowym we  
Wrocławiu, 1973, oraz w około 100 wystawach zbiorowych  w Polsce i w około 50 wystawach zbioro-
wych w  NRD, ZSRR, RFN, Czechosłowacji, Austrii, Belgii, Finlandii, Francji, Holandii, Japonii, Maroku, 
Niemczech, Szwecji, Tajlandii, USA, na Ukrainie. Jego prace znajdują się w licznych kolekcjach muzeal-
nych i prywatnych w kraju i za granicą.



Był wielokrotnie nagradzany, zdobył m.in.: Złotego Merkurego dla Krośnieńskich Hut Szkła w zakresie 
wzornictwa i estetyki produkcji przemysłowej. Zaprojektował m.in. tzw. zestawy olimpijskie z okazji 
olimpiad w Meksyku, 1968, oraz Monachium, 1972. Osiągał spektakularne efekty, jego prace są ideal-
nym przykładem szkła artystycznego tworzonego w zakładzie przemysłowym.
Prace Wszewłoda Sarneckiego wystawiane były w Polsce i na świecie oraz znajdują się w polskich 
i zagranicznych kolekcjach.

JERZY SŁUCZAN-ORKUSZ
Żył w latach 1924–2002. Dyplom na Wydziale Ceramiki i Szkła Państwowej Wyższej Szkoły Sztuk  
Plastycznych we Wrocławiu (obecnie: Akademia Sztuk Pięknych im. E. Gepperta), 1953.
Laureat wielu nagród w dziedzinie wzornictwa, m.in.: nagroda Rady Wzornictwa i Estetyki Produk-
cji Przemysłowej, 1967; nagroda Ministerstwa Kultury i Sztuki za osiągnięcia w rozwoju wzornictwa  
przemysłowego, 1970; Złoty Merkury za projekt pawilonu na Międzynarodowych Targach Poznańskich 
(we współpracy z Janem Sylwestrem Drostem), 1971; pierwsza nagroda na Ogólnopolskiej Wystawie 
Szkła Artystycznego i Użytkowego w Katowicach, 1974.
Po studiach rozpoczął pracę jako projektant w hucie szkła „Józefina” (od 1966 roku – Huta Szkła  
Kryształowego „Julia”) w Piechowicach. W latach 1957–1959 prowadził pracownię szkła przy wrocław-
skiej Pracowni Sztuk Plastycznych. W 1959 roku został kierownikiem ośrodka wzorcującego huty szkła 
„Nysa”  w Pieńsku, jedynej wówczas huty w Polsce zajmującej się produkcją szkła oświetleniowego. Od 
1968 do 1981 roku pracował w krakowskiej filii Instytutu Szkła, z przerwą w latach 1974–1979, poświę-
conych na pracę w Branżowym Ośrodku Wzornictwa przy Zjednoczonych Hutach Szkła Gospodarczego 
i Technicznego „Vitropol” w Sosnowcu. W okresie 1982–1991 pełnił funkcję głównego projektanta 
w Hucie Szkła „Tarnowiec” w Tarnowcu.
Brał udział w 6 wystawach indywidualnych w Polsce oraz 13 wystawach zbiorowych w Polsce, Francji, 
Jugosławii, Niemczech oraz Wielkiej Brytanii. Jego prace znajdują się m.in. w Muzeum Narodowym 
w Warszawie oraz Muzeum Narodowym w Krakowie.
Eksperymentował z masą szklarską i projektował serie wyróżniających się pod względem technologicz-
nym szkieł barwnych, cechujących się różnymi fakturami, o charakterze paraunikatowym. Nawiązywał 
do tradycyjnych wzorów historycznych i szkieł orientalnych. Pracował również nad zastosowaniem 
szkła w architekturze.

HENRYK ALBIN TOMASZEWSKI 
Żył w latach 1906–1993. Uczył się w Miejskiej Szkole Sztuk Zdobniczych i Malarstwa w Warszawie,  
1926–1930, a następnie kontynuował naukę w warszawskiej Akademii Sztuk Pięknych pod kierunkiem 
prof. Tadeusza Breyera (rzeźba) oraz prof. Tadeusza Pruszkowskiego (malarstwo), u którego uzyskał  
dyplom, 1939. 
Pracował w Hucie Szkła „Józefina” (późniejsza Huta Szkła Kryształowego „Julia”) w Szklarskiej Porębie, 
1946–1950. Następnie prowadził Pracownię Projektowania Szkła we wrocławskiej Państwowej Wyższej 
Szkole Sztuk Plastycznych (obecnie: Akademia Sztuk Pięknych im. E. Gepperta), 1950–1952. W latach 
późniejszych realizował projekty ze szkła unikatowego w zakładach podwarszawskich: w hucie na Tar-
gówku oraz w Wołominie, Falenicy i Ożarowie. Laureat prestiżowych nagród artystycznych. Brał udział 
w wielu indywidualnych wystawach w kraju oraz w Czechosłowacji, NRD, Wielkiej Brytanii i ZSRR.
Jego prace znajdują się w kolekcjach państwowych i prywatnych w kraju i za granicą.   
Zajmował się także malarstwem i rysunkiem, jednak to rzeźba była w centrum jego artystycznych 
zainteresowań. Inicjator nowych trendów w projektowaniu szkła przemysłowego w powojennej Polsce. 
Tworzył głównie ze szkła formowanego ręcznie na gorąco, przy pomocy piszczeli i skonstruowanych 
przez siebie narzędzi. Realizował szklane kompozycje rzeźbiarskie inspirowane formami organicznymi, 
fauną i florą. Jego prace nawiązują także do muzyki. Wiele podróżował.

We współpracy z Leroy Merlin i Instytutem Wzornictwa Przemysłowego zaprojektował modułowe  
doniczki w ramach kampanii Dobrze Zaprojektowane, 2011.
Wyróżnienie must have 2016 za kolekcję „Metropolis” oraz za „Zestaw Śniadaniowy nr 1” wchodzący  
w skład kolekcji „Polski Stół”, Łódź Design Festival, 2016. Wyróżnienie must have 2017 za kolekcję „Blan-
ca” oraz za kieliszki do wina „Łatki”, Łódź Design Festival, 2017. 
Udział w 4 wystawach indywidualnych, m.in.: „Kultowe formy”, Galeria BB, Kraków, 2016, „Stare Garnki”, 
Europejski Festiwal Szkła „Play with Glass”, Galeria BB, Kraków, 2017, oraz w ok. 30 wystawach zbioro-
wych w Polsce, Czechach, Francji, Korei Południowej, Rumunii, Finlandii, na Węgrzech oraz USA.

ALEKSANDER PUCHAŁA
Żył w latach 1931–1997. Studiował na Wydziale Architektury Wnętrz w Państwowej Wyższej Szko-
le Sztuk Plastycznych we Wrocławiu (obecnie: Akademia Sztuk Pięknych im. E. Gepperta) – dyplom 
w  pracowni prof. Władysława Winczego, 1956.
Po studiach pracował w Biurze Projektowym we Wrocławiu, gdzie zajmował się głównie projektowa-
niem mebli. Od 1960 roku pracował jako projektant szkła i główny specjalista do spraw wzornictwa 
w Hucie Szkła Kryształowego „Julia” w Szklarskiej Porębie. 
Otrzymał w Polsce kilka ważnych nagród w dziedzinie wzornictwa.
Brał udział w 5 krajowych wystawach indywidualnych oraz w 15 wystawach zbiorowych w kraju oraz 
w Austrii, Belgii, Bułgarii, Czechosłowacji, Jugosławii, NRD, RFN oraz na Węgrzech.
Wprowadził do masowej produkcji wzory szkieł użytkowych zdobionych ręcznie wykonywanym szlifem. 
Korzystając z zaplecza technologicznego huty i z dostępnego kryształu, tworzył również artystycz-
ne szkło unikatowe w technice szkła wolnoformowanego i szlifowanego, z użyciem specjalnie skon-
struowanych narzędzi. Inspirował się zjawiskami przyrody oraz architekturą. Preferował proste formy, 
wykorzystując przejrzystość kryształu oraz właściwości rozszczepiania światła. Swoją aktywną działal-
nością projektową przyczynił się do wzrostu jakości polskiego wzornictwa przemysłowego oraz do 
sukcesów polskich projektów za granicą.
Grał na instrumentach muzycznych. Był mężem artystki szkła Reginy Włodarczyk-Puchały.

MONIKA RUBANIUK
Dyplom z  wyróżnieniem na Wydziale Ceramiki i  Szkła Państwowej Wyższej Szkoły Sztuk Plastycz-
nych  (obecnie: Akademia Sztuk Pięknych im. E. Gepperta) we Wrocławiu w pracowni prof. Zbigniewa  
Horbowego, 1996. Stypendium Ministra Kultury i Sztuki, 1995/1996. Studia w Akademii Sztuk Pięknych 
(obecnie: Akademia Sztuk Pięknych im. E. Gepperta) we Wrocławiu na Wydziale Malarstwa, 1996–2001. 
Wyróżnienie w ogólnopolskim konkursie „Polskie Szkło 95”; nagroda publiczności na wystawie „Stół Pol-
ski”, 1999. Brała udział w 10 wystawach indywidualnych i w ponad 50 wystawach grupowych w Polsce, 
Belgii, Czechach, Danii, Finlandii, Litwie, Holandii i Niemczech. Jej prace znajdują się w kolekcji Muzeum  
Karkonoskiego w Jeleniej Górze oraz w Muzeum Szkła w Ebeltoft (Glasmusset Ebeltoft), Ebeltoft, Dania.

WSZEWŁOD SARNECKI
Uczył się w Liceum Rzemiosł Artystycznych w Czerniowcach na Ukrainie. W 1953 roku udało mu się do-
łączyć do rodziny, która w ramach repatriacji trafiła do Polski. Pracował w Zakładach Porcelitu Stołowe-
go „Tułowice” w Tułowicach. Następnie ukończył Wydział Ceramiki i Szkła Państwowej Wyższej Szkoły 
Sztuk Plastycznych (obecnie: Akademia Sztuk Pięknych im. E. Gepperta) we Wrocławiu, 1965. 
Pracował jako główny projektant w Krośnieńskich Hutach Szkła, Krosno, 1964–1973. Utworzył tam  
nowoczesną pracownię wzorowaną na zachodnioeuropejskich zakładach, składającą się z przeszko-
lonego zespołu hutników. Współpracował z Centralą Handlu Zagranicznego Minex, co umożliwiło mu 
podróże po całym świecie. 



W latach 1975–1979 pracował jako projektant w Hucie Szkła Artystycznego „Barbara” w Polanicy. 
W 1980 roku otrzymał stypendium polskiego Ministerstwa Kultury i Sztuki, w 1987 roku – stypendium 
francuskiego Ministerstwa Kultury i Sztuki. 
Podczas studiów był aktorem w Studenckim Teatrze Pantomimy GEST. W latach 1976–1980 był związa-
ny z teatrem „Laboratorium” Jerzego Grotowskiego, uczestnicząc w wielu projektach parateatralnych.
Od 1982 roku mieszka i pracuje w Paryżu.
Był wielokrotnie wyróżniany za swoje szklane rzeźby, m.in.: Nagroda Specjalna na wystawie Coburger 
Glasspreis, Coburg, Niemcy, 1985; złoty medal w konkursie American Interfaith Institute, Filadelfia, PA, 
USA, 1992.
Brał udział w ok. 50 wystawach indywidualnych w Polsce, Holandii, Francji, Japonii, Niemczech, Szwaj-
carii i USA, oraz w wielu wystawach zbiorowych w Polsce i za granicą.
Jego prace znajdują się w licznych kolekcjach państwowych i prywatnych na całym świecie, m.in.: Cor-
ning Museum of Glass, Corning, NY, USA; Muzeum Sztuki Dekoracyjnej (MAD) w Paryżu, Francja; Musée 
de Design et d’Arts Appliqués Contemporains mudac, Lozanna, Szwajcaria, National Museum of Mo-
dern Art w Tokio, Japonia; Muzeum Narodowe we Wrocławiu, Muzuem Karkonoskie w Jeleniej Górze.
Czesław Zuber wykorzystuje w pracy przezroczyste bryły, które zdobi „na zimno” baśniowymi sylwetka-
mi ludzi i zwierząt w intensywnych barwach.
W 2013 roku został odznaczony przez Ministra Kultury i Sztuki Brązowym Medalem „Zasłużony Kulturze 
Gloria Artis”. W 2016 roku otrzymał tytuł doktora honoris causa Akademii Sztuk Pięknych im. E. Gepper-
ta  we Wrocławiu.

ERYKA TRZEWIK-DROST
Dyplom pod kierunkiem profesora Stanisława Dawskiego na Wydziale Ceramiki i Szkła Państwowej 
Wyższej Szkoły Sztuk Plastycznych (obecnie: Akademia Sztuk Pięknych im. E. Gepperta) we Wrocławiu, 
1957. 
Laureatka wielu nagród, m.in.: Nagroda Ministra Kultury, 1960 oraz Nagroda Rady Wzornictwa przy 
Prezesie Rady Ministrów, 1968.
Pracowała w Zakładach Porcelany „Bogucice” w Katowicach-Bogucicach, gdzie zajmowała się opraco-
wywaniem wzorów ceramiki użytkowej, 1957–1964. Następnie, podobnie jak jej mąż Jan Sylwester 
Drost, pracowała w ośrodku wzorniczym Huty Szkła Gospodarczego „Ząbkowice” w Ząbkowicach 
Będzińskich (Dąbrowa Górnicza), 1966–1990. 
Brała udział w 2 wystawach indywidualnych oraz w ok. 50 wystawach zbiorowych w Polsce oraz Austrii, 
Bułgarii, Czechosłowacji, na Łotwie, w Jugosławii, NRD, RFN, Szwajcarii, na Ukrainie, w Wielkiej Brytanii, 
we Włoszech, na Węgrzech i w ZSRR. Jej prace znajdują się w zbiorach państwowych i prywatnych 
w  Polsce oraz za granicą, m.in.: Muzeum Narodowe w Warszawie; Muzeum Narodowe w Krakowie;  
Muzeum Karkonoskie w Jeleniej Górze; Musée du Verre w Liège, Belgia; Europejskie Muzeum Współ-
czesnego Szkła, Coburg, Niemcy.
Wspólnie z mężem zreformowali i wypromowali polskie szkło prasowane. W latach 70. XX wieku zali-
czali się do europejskiej czołówki projektantów w tej dziedzinie.
W swojej twórczości chętnie wykorzystywała syntetycznie potraktowany motyw głowy kobiecej, utrzy-
many w charakterystycznym dla lat 70. dekoracyjnym nurcie new look. Zajmowała się także biżuterią 
artystyczną i grafiką.

REGINA WŁODARCZYK-PUCHAŁA
Żyła w latach 1931–2019. Dyplom w pracowni prof. Stanisława Dawskiego na Wydziale Ceramiki i Szkła 
Państwowej Wyższej Szkoły Sztuk Plastycznych (obecnie: Akademia Sztuk Pięknych im. E. Gepperta) 
we Wrocławiu, 1958.
Po studiach rozpoczęła pracę jako projektantka w Hucie Szkła Kryształowego „Julia” w Szklarskiej Po-
rębie. Po roku objęła stanowisko kierownika ośrodka wzornictwa. Pracowała tam aż do likwidacji huty 
w Szklarskiej Porębie, 2005. Była współzałożycielką, a przez dwie kadencje przewodniczącą koła Związ-
ku Polskich Artystów Plastyków w Jeleniej Górze.
Autorka licznych patentów zdobniczych i laureatka ważnych krajowych nagród artystycznych. Odnosi-
ła sukcesy na międzynarodowych targach zdobniczych. Wazon „Gracja” jej autorstwa zakwalifikowany 
został do międzynarodowej wystawy szkła współczesnego przez Muzeum Szkła w Corning, Corning, 
NY, USA, oraz opublikowany w katalogu „New Glass. A Worldwide Survey”, 1979.
Brała udział w 7 krajowych wystawach indywidualnych oraz w ponad 30 wystawach zbiorowych w Pol-
sce oraz w Belgii, Czechosłowacji, Francji, Japonii, Jugosławii, NRD, RFN, Szwajcarii, USA, na Węgrzech, 
w Wielkiej Brytanii oraz ZSRR.
Jej prace znajdują się w kolekcjach państwowych i prywatnych w kraju i za granicą, m.in. w Muzeum 
Narodowym w Warszawie, Musée Du Verre, Liège, Belgia, oraz w Muzeum Karkonoskim w Jeleniej Górze. 
Regina Włodarczyk-Puchała przyczyniła się znacznie do rozwoju polskiego wzornictwa. To dzięki jej 
zaangażowaniu i talentowi wyroby z Huty Szkła „Julia” cieszyły się dużą popularnością także poza gra-
nicami kraju.
Była żoną artysty szkła Aleksandra Puchały.

CZESŁAW ZUBER
Dyplom na Wydziale Ceramiki i Szkła w Państwowej Wyższej Szkole Sztuk Plastycznych we Wrocławiu 
(obecnie: Akademia Sztuk Pięknych im. E. Gepperta), 1974. Po studiach rozpoczął niezależną działal-
ność artystyczną, zajmując się ilustracją, malarstwem, rzeźbą i projektowaniem szkła. 



STANISŁAW BOROWSKI
Stanisław Borowski, born in 1944 in Moutiers, France. After returning to Poland, he graduated from 
a gymnasium and in 1965 he was employed by the Krosno Glassworks. He worked in making molds, 
and blowing and polishing glass. He became adept at all forms of glass making. In 1972 he started 
his own engraving workshop and in 1976 he opened his own independent activity. In 1981, the Ger-
man ”Neues Glass” magazine, known among glass collectors all over the world, held  a competition 
for the 100 most impressive glass products of the year. Borowski sent in black-and-white photo-
graphs of his work and was counted among the prestigious hundred. Invited to the international 
glass exhibition in Kassel, he left for Germany and stayed there for good.  He quickly gained inter-
national fame. He was invited to work at the best galleries, and his works were snapped up by col-
lectors all over the world. In 1990 Stanisław Borowski founded the Glasstudio Borowski in Hennef, 
near Bonn. In 1992 he transferred it to Tomaszów Bolesławiecki, to the old post-German farming ho-
uses he had bought a year earlier.  In 1993 Studio Borowski was taken over by his sons: Paweł and 
Wiktor Borowski. Borowskis’ works are found in many of the world’s museums, galleries and private 
collections  of famous politicians (including the onetime American president, Jimmy Carter), indu-
strialists, bankers, the directors of great corporations, and artists (Whoopie Goldberg, Nicolas Cage). 
Stanisław Borowski’s work bring to mind magical realism. His objects are perfectly polished  and  
decorated with rich engravings. They are marked by an approach to the subject both reminiscent of 
graphics and painting, and often are unreal, magical human figures. Stanisław Borowski joins Czesław 
Zuber in being one of Poland’s two most famous glass artists in the world. 

JERZY CHODURSKI 
Graduated from the Ceramics and Glass Faculty at the State Higher School of Visual Arts (currently:  
E. Geppert Academy of Art and Design) in Wrocław, 1970. From 1960 to 2007, when he retired, he was 
associated with his alma mater as a teacher; an ordinary professor from 1994, and the dean of the  
Ceramics and Glass Faculty in 2002–2005. His glass paintings were presented twice, in 1980 and 1986, 
in the “New Glass Review” issued by the the Corning Museum of Glass, Corning, NY, the USA. He has 
participated in several individual and group exhibitions in Poland. His works can be found in national 
and private collections in Poland and abroad, including the National Museum in Wrocław, and the 
Karkonosze Museum in Jelenia Góra.

MAŁGORZATA DAJEWSKA 
Graduated from the Ceramics and Glass Faculty at the State Higher School of Visual Arts (currently:   
E. Geppert Academy of Art and Design) in Wrocław, 1982. Employed there since 1984. In 1996–2002 
she ran the Glass Department. Served as dean of the Ceramics and Glass Faculty in 2005–2008, and in 
2012–2016. In 2001 she was awarded the title of professor. Since 2008, she has been a member of the 
Culture Council at the Lower Silesian Voivodeship Governor’s Office.
Since 2008 a member of the Programme Committee of the Karkonosze Museum in Jelenia Góra,  
Poland; since 2014 the head of this Committee.
She received the first prize in the ”Polish Glass’95” competition, as well as the Gold Medal at the Interna-
tional Poznań Fair, Poland, for her Aquarius table set. She also received the Silesian Culture Award of the 
Lower Saxony, Germany/Poland, 2006; the Award of the Ministry of Culture and National Heritage,  

Poland, 2009; the honorary badge Zasłużony dla Kultury Polskiej (Merit to Polish Culture), Poland, 2012; 
the Gloria Artis Silver Medal, Poland, 2013; „Merito de Wratislavia – Zasłużony dla Wrocławia” Medal, 
Poland, 2018, the Silver Cross of Merit , Poland, 2019, and the Gloria Artis Gold Medal, Poland, 2019.
She has held 23 solo exhibitions in Poland, Germany, and Belgium, including the City Museum  
of Wrocław, 2006. She has also participated in over 180 group exhibitions in Poland, Belgium, Denmark, 
Finland, France, Germany, Italy, Japan, Kuwait, Mexico, Switzerland, and the USA, including the Europe-
an Glass Context 2008, Bornholm, Denmark.
Her works are in the collections of many museums, including: the Vatican; the National Museums in  
Poznań, Warsaw and Wrocław, Poland; Glasmuseet Ebeltoft, Ebeltoft, Denmark; and the Karkonosze 
Museum in Jelenia Góra. 
She loves animals – she has a female dog and a cockatoo. She writes poetry in her free time.

JAN SYLWESTER DROST 
Diploma under the direction of Prof. Stanisław Dawski at the Ceramics and Glass Faculty at the State 
Higher School of Visual Arts (currently: E. Geppert Academy of Art and Design) in Wrocław, 1958.
Winner of many prestigious awards, including a gold medal for the “Blur” set and a gold medal for the 
“Asteroid” set at the Second International Glass and Porcelain Triennial, Jablonec nad Nisou, 
Czechoslovakia, 1976.
After graduation, he worked at the Katowice Mechanical and Optical Works, where he gained experien-
ce in the field of optical glass, used later in his artistic work, 1959–1960. From 1960, he worked for 40 
years as a designer, design manager and organiser of the design center of the Glassworks “Ząbkowice”, 
Ząbkowice Będzińskie (Dąbrowa Górnicza). As part of a scholarship from the Swedish government, in 
1972 he completed a study internship at Swedish glassworks and ceramics plants. He also studied at 
the Faculty of Industrial Design in Konstfackskolan (Stockholm Higher School of Visual Arts), Stock-
holm, Sweden; he also trained at the Industrial Design Centres in Stockholm and Milan, Italy, and at the 
Glass Institute in Växjö, Sweden, 1972.
He has taken part in 3 domestic individual exhibitions and about 50 collective exhibitions in Poland, 
Austria, Belgium, Bulgaria, Czechoslovakia, GDR, Germany, Hungary, Latvia, Switzerland, Ukraine, UK, 
Yugoslavia, and the USSR. He is an outstanding creator of serial and unique glass, as well as the au-
thor of patented glass forming technologies. His most famous projects are “Diatret”, “Radiant”, and  
“Asteroid”.Together with his wife Eryka Trzewik-Drost he spread the technique of pressed glass. He also 
works with graphics and interior design.

PATI DUBIEL 
Graduated from the Ceramics and Glass Faculty of the Academy of Fine Arts (currently: E. Geppert 
Academy of Art and Design) in Wrocław , 2003.
She has received several scholarships in Poland: the Ministry of Culture and National Heritage  
scholarship, 2002; a  scholarship of the Kiwanis Wratislavia Foundation, 2003; the “Young Poland”  
scholarship of the Ministry of Culture and National Heritage, 2010. She has received several awards 
for her art in Poland, including: the 1st Prize in the Polygram Polska competition, 1997; 1st Prize in 
the Pizza Hut painting competition, 2001; the 1st Prize at the “Young Glass” competition, 2003; the 1st 
Prize at the competition of the Association of Polish Artists and Designers (ZPAP)  in Wrocław, 2013. 
She has participated in 7 individual exhibitions in Poland, Denmark, Germany, and the Netherlands, 
and in about 40 group exhibitions in Poland, Belgium, Denmark, Germany, Netherlands, and the USA. 
Her works are included in private and public collections: the Karkonosze Museum in Jelenia Góra,  
Poland; the Glass Heritage Centre, Krosno; the Ernsting Foundation, Alter Hof Herding,  Coesfeld, 
Germany; ECCO, Denmark. Since 2013 she has been running the Versus Gallery in Wrocław. Since 2019 
she has been a board member at the Association of Polish Artists and Designers in Wrocław.  

Artists



ZBIGNIEW HORBOWY 
He lived from 1935 to 2019 and graduated from the Ceramics and Glass Faculty of the State Higher 
School of Fine Arts (currently: E. Geppert Academy of Art and Design) in Wrocław, 1959. After gradu-
ation, he started working at the “Sudety” Glassworks in Szczytna Śląska as a designer. Then he was  
associated with the “Barbara” Glassworks in Polanica-Zdrój, where he ran an experimental design  
studio from 1975. 
Organiser of the Polanica glass open-air workshops, 1978–1989. On his initiative, the Artistic Glass Stu-
dio “Inco” in Wrocław was established. He ran an art glass studio in Polanica-Zdrój.
From 1963, he was a teaching staff member at his alma mater, and from 1989 he was a full professor. 
Head of the glass studio and department, vice-dean, dean, vice-rector, and rector (1999–2005) of the 
Academy of Fine Arts (currently: E. Geppert Academy of Fine Arts) in Wrocław. Then a member of the 
Senate of that Academy.
Winner of many awards and distinctions, including: Minister of Culture and Art awards: 1962, 1969, 
1975, 1979; Central Council of Design award, 1964; gold medal at the Jablonec 1973 exhibition; “  
Cultural Merit – Gloria Artis” gold medal, 2017.
He took part in over 30 individual exhibitions in Poland, Austria, Bulgaria, Czechoslovakia, East  
Germany, and Hungary.
He participated in over 80 collective exhibitions in Poland, Austria, Bulgaria, Czechoslovakia, Finland, 
DDR, Germany, Hungary, Sweden, Yugoslavia , and the USSR.
His works can be found in public and private collections in Poland and abroad. He also designed   
installations in public spaces.
Creator of simple designs, economical in form and colour. He is often considered to be a reformer  
of Polish applied arts. He was one of the first to introduce new designs to mass production. He created, 
among others, the famous Antico line, whose characteristic feature are thousands of glass bubbles 
enclosed in the glass of a vase or bowl.

LUDWIK KICZURA
Lived between 1934-2015. Born in Lviv, co-founder of the „Wrocław School of Glass”. In 1954–1960,  
he studied at the State Higher School of Visual Arts (currently: E. Geppert Academy of Art and Design) 
in Wrocław under Prof. Stanisław Dawski. From 1960 to 2007, when he retired, he was associated with 
his alma mater as a teacher and for many years the head of the Glass Department. He worked with 
artistic and applied glass as well as artistic graphics.
Winner of many artistic and didactic awards, including the Minister of Culture and Art 1969 and 1992, 
winner of a bronze medal at the Kristallnacht Competition in Philadelphia in 1992. Participated in  
several solo exhibitions in Poland, and the Netherlands, including the National Museum in Wrocław, 
1973, and in about 100 group exhibitions in Poland and about 50 group exhibitions in East Germa-
ny, USSR, Germany, Czechoslovakia, Austria, Belgium, Finland, France, Netherlands, Japan, Morocco,  
Germany, Sweden, Thailand, USA, and Ukraine. His works can be found in numerous museums and 
private collections in Poland and abroad.

MARZENA KRZEMIŃSKA-BALUCH
Graduated from the Faculty of Ceramics and Glass at the Academy of Fine Arts (currently: E. Geppert  
Academy of Art and Design) in Wrocław, 2006. Since 2007 she has been employed as teaching staff in 
this faculty in the Glass Department. Since 2018 she has been working there as an assistant professor  
at the Art Glass Studio. In 2006–2007 she worked as a designer in the Villa Glass Studio, Krosno, Poland. 
She has received numerous grants and awards, including the Scholarship from the Ministry  
of Culture and National Heritage Young Poland, 2006, 2009. In 2011 she was selected as an Emerging  

Artist in Residence at the Pilchuck Glass School, Stanwood, WA, the USA. She was teaching 
assistant there in 2012 and obtained a  full scholarship in 2013. She received the Emerge  
2016 Silver Award in the international kiln formed glass competition, organized by Bullseye  
Project, Portland, OR, the USA. She has also received the International Silver Award, the Toyama  
International Exhibition, the Toyama Glass Art Museum, Toyama, Japonia, 2018. In 2015 and 2016 she 
was invited as a Visiting Professor to the Ball State College of Fine Arts at the Ball State University, 
Muncie, IN, the USA. She led workshops for students of the Tokyo University of Art, Tokyo, Japan, 2019.  
She has participated in 4 individual exhibitions in Poland, Netherlands, and the USA, and in over 70 gro-
up exhibitions in Belgium, Bulgaria, Czech Republic, Denmark, Germany, Japan, Latvia, Luxembourg, 
Netherlands, USA, and Poland.
Her work is represented in a number of public collections, including: the Ernsting Foundation, Alter Hof 
Herding, Coesfeld, Germany; Museum Jan van der Togt, Amstelveen, the Netherlands; Marlin K. Glick 
Centre for Glass, Muncie, the USA; the Karkonosze Museum, Jelenia Góra, Poland; the Glass Heritage 
Centre, Krosno, Poland; the Rakusuitei Art Museum, Toyama; the National Museum in Wrocław, as well 
as in private collections in Poland and abroad.

KAZIMIERZ PAWLAK 
Graduated from the State Secondary School of Fine Arts in Nowy Wiśnicz, 1977. Graduated from the 
Ceramics and Glass Department of the State School of Fine Arts (currently: the E. Geppert Academy  
of Art and Design), in Wrocław, 1982.
He has participated in 8 individual exhibitions in Poland, Germany, Czech Republic and France, and 
in about 180 group exhibitions – Poland, Czech Republic, Hungary, Germany, Russia, France, Belgium, 
Netherlands, Denmark, Sweden, Finland, Ukraine, Bulgaria, Latvia, Japan, China, Norway, Lithuania, 
Morocco, and the USA.
He has participated in about 30 international symposia and conferences. He has created around 250 
works since his graduation.
He received the scholarship of the Ministry of Art and Culture,1988, an art scholarship at the Creative 
Glass Center of America in Millville, New Jersey, 1994, and an art residency in the glass studio of the 
Morin family in Dieulefit in France, 1998.
He received the Kohei Fujity Prize at the International Exhibition of Glass Kanazawa, 2001.
Since 2019, he has been President of the Association of Polish Artists and Designers – Wrocław District.

SEBASTIAN PIETKIEWICZ 
Graduated from the Faculty of Ceramics and Glass at the Academy of Fine Arts (currently, the E. Gep-
pert Academy of Art and Design) in Wrocław, 2003. Postgraduate Stage Space Studies at the Faculty  
of Interior Architecture at the Academy of Fine Arts in Wrocław, 2003.
After graduation he worked as designer for several glass factories: the Sudety Crystal Works, Szczytna, 
Poland; the Glass Factory Ząbkowice, Dąbrowa Górnicza, Poland; the “Julia” Glassworks, Piechowice,  
Poland, and the Zawiercie Crystal Factory Ltd., Zawiercie, Poland. Since 2013 he has been working  
as the main designer at the “Julia” Glassworks.
In collaboration with Leroy Merlin and the Institute of Industrial Design, he designed modular pots  
as part of the “Well-Designed” campaign, 2011.
He has received must have awards for glass collections: the “Polish Table”, Metropolis, “Blanca”, and  
“Patchwork“ wine glasses, 2016, 2017, Łódź Design Festival, Poland. 
He has participated in 4 solo exhibitions in Poland and in about 30 group exhibitions in Poland, Czech 
Republic, France, Romania, South Korea, Finland, Hungary, and the USA.



ALEKSANDER PUCHAŁA 
Lived from 1931 to 1997 and studied at the Faculty of Interior Design at the State Higher School  
of Fine Arts (currently: E. Geppert Academy of Fine Arts) in Wrocław, graduating in the studio of Prof. 
Wladysław Wincze, 1956.
After graduation, he worked at the Design Office in Wrocław, where he was mainly involved in furniture 
design. From 1960, he worked as a glass designer and chief designer at the “Julia” Crystal Glass Factory 
in Szklarska Poręba.
He received several important awards in Poland in the field of design.
He took part in 5 national individual exhibitions and 15 group exhibitions in Austria, Belgium, Bulgaria, 
Czechoslovakia, GDR, Germany, Hungary, and Yugoslavia.
He introduced to mass production designs of utility glass decorated with a handmade cut. Using the 
technological facilities of the glassworks and the available crystal, he also created unique artistic glass 
in the technique of free-form and ground glass, with the use of specially constructed tools. He was 
inspired by natural phenomena and architecture. He preferred simple forms, using crystal transparency 
and light fission properties.
He was one of the creators of unique glass belonging to the so-called “Wrocław School of Glass”. 
He contributed to the increase in the quality of Polish industrial design and to the success of Polish 
projects abroad. Aleksander Puchała also played musical instruments. He was married to glass artist 
Regina Włodarczyk-Puchała.

MONIKA RUBANIUK
Received her honours diploma from the Ceramics and Glass Faculty of the State School of Fine Arts 
(currently, E. Geppert Academy of Art and Design) in Wrocław, 1996.
Received a scholarship from the Ministry of Culture and Art, 1995/96. Studied at the Academy of Fine Arts 
in Wrocław (currently, E. Geppert Academy of Art and Design) at the Painting Department, 1996–2001. 
Honourable Mention in the “Polish Glass ’95” competition; People’s Choice Award for the “Polish 
Table” exhibition, 1999. She has participated in 10 solo and more than 50 group exhibitions in Poland,  
Belgium, Czech Republic, Denmark, Finland, Germany, Lithuania, and the Netherlands, including:   
“Garden Jewellery”, Roskilde Kunstforening, Roskilde, Denmark; “Flora”, Glasmuseet Ebeltoft, Denmark, 
2010; the European Glass Context 2012, Bornholm, Denmark;  “Symbiosis”, the International Glass  
Exhibition, Koskenkorva, Finland, 2016; the European Triennial for Ceramics and Glass, Mons, Belgium, 
2016. Her works can be found in public collections, including: the Karkonosze Museum in Jelenia Góra, 
Poland, and the Glasmuseet Ebeltoft, Ebeltoft, Denmark.

WSZEWŁOD SARNECKI 
He studied at the Secondary School of Arts and Crafts in Chernivtsi, Ukraine. In 1953, he managed 
to join family that had been repatriated to Poland. He worked in a porelain manufacturer “Tułowice”  
Zakłady Porcelitu Stołowego in Tułowice.Then he graduated from the Ceramics and Glass Faculty 
at the Higher School of Fine Arts (currently: E. Geppert Academy of Art and Design) in Wrocław, 1965.
He worked as chief designer in Krosno Glassworks, Krosno, 1964–1973.There created a modern studio 
modelled on Western European plants, consisting of a team trained glassworkers. He worked with the 
Minex Foreign Trade Centre, which enabled him to travel around the world.
He has been awarded many times, including the following Golden Mercury for Krosno Glassworks  
in the field of design and aesthetics of industrial production. He designed, among others, the so-cal-
led Olympic sets for the Olympic Games in Mexico, 1968, and Munich, 1972. He achieved spectacular  
results, his works are a perfect example of artistic glass created in an industrial plant.
His works have been exhibited in Poland and abroad and can be found in Polish and foreign collections.
He is considered to be one of the best Polish glass designers.

JERZY SŁUCZAN-ORKUSZ
He lived from 1924 to 2002.Diploma at the Ceramics and Glass Faculty at the Higher School of Fine Arts 
(currently: E. Geppert Academy of Art and Design) in Wrocław, 1953.
Winner of many design awards, including: Industrial Production Aesthetics and Design Council Award, 
1967; Ministry of Culture and Art Award for achievements in the development of industrial design, 
1970; Golden Mercury for the design of the pavilion at the Poznań International Fair (in cooperation 
with Jan Sylwester Drost), 1971; first prize at the National Exhibition of Artistic and Applied Glass in 
Katowice, 1974.
After graduation, he started working as a designer at the “Józefina” glassworks (since 1966 – the “Julia” 
Crystal Glassworks) in Piechowice. In the years 1957–1959 he ran a glass workshop at the Studio of Fine 
Arts in Wrocław. In 1959, he became the head of the design centre of the “Nysa” glassworks in Pieńsk, 
the only glassworks in Poland at that time producing lighting glass. From 1968 to 1981, he worked 
in the Cracow branch of the Glass Institute, with a break in 1974–1979, devoted to work in the Indu-
stry Design Centre at the “Vitropol” United Glassworks of Economic and Technical Glass in Sosnowiec.  
In 1982–1991, he was the chief designer at the “Tarnowiec” Glassworks in Tarnowiec.
He took part in 6 individual exhibitions in Poland and 13 group exhibitions in Poland, France, Germany, 
UK, and Yugoslavia.
His works can be found in the National Museums: in Wrocław, Warsaw, and Cracow.
He experimented with glass and designed a series of technologically outstanding colourful glasses 
with different textures and para-unique character. He referred to traditional historical patterns and 
oriental glasses. He also worked on the use of glass in architecture.

HENRYK ALBIN TOMASZEWSKI 
Lived between 1906 and 1993. He studied at the Municipal School of Decorative Arts and Painting  
in Warsaw, 1926–1930, and then continued his studies at the Academy of Fine Arts in Warsaw under 
the direction of Prof. Tadeusz Breyer (sculpture) and Prof. Tadeusz Pruszkowski (painting), with whom 
he obtained a diploma, 1939.
Between 1946 and 1950 he worked in the “Józefina” Glassworks (currently: the “Julia” Glassware) in 
Szklarska Poręba. In 1950–1952 he ran the Glass Design Studio at the State Higher School of Fine Arts 
(currently: the E. Geppert Academy of Art and Design) in Wrocław.
In later years, he designed glass for glassworks located near Warsaw, in Targówek, Wolomin, and  
Falenica. He participated in many individual exhibitions in Poland, Czechoslowakia, GDR, United King-
dom, and the USSR.  
His works are to be found in many public and private collections in Poland and abroad.
He was also involved in painting, drawing and medal-making, but throughout his life he felt connected 
with sculpture. He was an outstanding representative of Polish artistic glass, an initiator of new trends 
in industrial glass design in Poland after World War II, and a laureate of prestigious awards for his artistic 
achievements. 
Initiator of new trends in industrial glass design in post-war Poland.
Mainly he created objects from hot-moulded glass, using a tibia and tools he constructed  himself. His 
glass sculptural compositions were inspired by organic forms, fauna and flora. His works also refered 
to music. He travelled a lot.

ERYKA TRZEWIK-DROST
Diploma under the direction of Professor Stanisław Dawski at the Ceramics and Glass Faculty of the 
State Higher School of Fine Arts (currently: E. Geppert Academy of Art and Design) in Wrocław, 1957.
She is a laureate of many awards, including the Award of the Minister of Culture, 1960, and the Award 



of the Design Council via the Prime Minister, 1968.
She worked at the “Bogucice” Porcelain Plant in Katowice-Bogucice, where she worked on the design of 
utility ceramics, 1957–1964.Then, like her husband Jan Sylwester Drost, she worked at the design centre 
of the “Ząbkowice” Economic Glassworks in Ząbkowice Będzińskie (Dąbrowa Górnicza), 1966–1990.
She has taken part in 2 individual exhibitions and about 50 group exhibitions in Poland, Austria, Bul-
garia, Czechoslovakia, GDR, Germany, Hungary, Italy, Latvia, Switzerland, Ukraine, UK, Yugoslavia, and 
the USSR.
Her works can be found in public and private collections in Poland and abroad, including the National 
Museum in Warsaw; the National Museum in Cracow; the Karkonosze Museum in Jelenia Góra; the 
Musée du Verre in Liège, Belgium; the European Museum of Contemporary Glass, Coburg, Germany.
Together with her husband, she reformed and promoted Polish pressed glass. In the 1970s, they were 
among the leading European designers in this field.
In her work, she willingly used the synthetically treated motif of a woman’s head, maintained in the 
decorative “new look” trend, characteristic of the 1970s. She also works with artistic jewellery and 
graphics.

REGINA WŁODARCZYK-PUCHAŁA 
Lived between 1931–2019. Graduate of the Ceramics and Glass Faculty at the State Higher School  
of Fine Arts (currently: E. Geppert Academy of Art and Design) in Wrocław – diploma in Prof. Stanisław 
Dawski’s studio, 1958.
After graduation, she started working as a designer at the “Julia” Crystal Glass Factory in Szklarska  
Poręba. After a year, she took over the position of head of the design centre. She worked there until the 
liquidation of the glassworks in Szklarska Poręba in 2005. She was a co-founder and for two terms the 
Chair of the circle of the Union of Polish Artists and Designers in Jelenia Góra.
Author of numerous ornamental patents and winner of important national artistic awards. She was 
successful at international ornamental trade fairs. Her “Grace” vase was qualified for the international 
contemporary glass exhibition by the Glass Museum in Corning, Corning, NY, USA, and published in the 
catalogue “New Glass.A Worldwide Survey”, 1979.
She took part in 7 national individual exhibitions and over 30 group exhibitions in Poland and  
Belgium, Czechoslovakia, France, GDR, Germany, Hungary, Japan, Switzerland, UK, USA, Yugoslavia, 
and the USSR.
Her works can be found in state collections in Poland and abroad, among others: the National Museum 
in Warsaw and Musee Du Verre, Liège, Belgium. They are also found in many domestic and foreign 
private collections.
Regina Włodarczyk-Puchała contributed significantly to the development of Polish design. It is thanks 
to her commitment and talent that the products from the “Julia” Glassworks also enjoyed great  
popularity abroad.
She was the wife of glass artist Aleksander Puchała.

CZESŁAW ZUBER 
Graduated from the Ceramics and Glass Faculty in at the State Higher School of Visual Arts (currently:  
the E. Geppert Academy of Art and Design) In Wrocław, 1974. After graduation, he started his inde-
pendent artistic work as an illustrator, painter, sculptor and glass designer.  In 1975-1979 he worked 
as a designer at the Barbara Glassworks in Polanica. In 1980 he received a scholarship from the Polish 
Minister of Culture and Art, in 1987 – a scholarship from the French Ministry of Culture and Art. 
He has lived and worked in Paris since 1982. 
He has been granted several awards for his art in international glass competitions such as the Special 
Prize at the Coburger Glasspreis exhibition, Coburg, Germany, 1985; the Gold Medal in the American 

Interfaith Institute competition, Philadelphia, PA, USA, 1992.
He has participated in about 50 individual exhibitions in Poland, Holland, France, Japan, Germany,  
Switzerland, and the USA. He has also taken part in many group exhibitions in Poland and abroad. 
His works can be found in many national and private collections all over the world, including: the  
Corning Museum of Glass, Corning, NY, USA; Museum of Decorative Art (MAD) in Paris, France; Museum 
of Contemporary Design and Applied Artsmudac, Lauzanne, Switzerland: the National Museum of Mo-
dern Art in Tokyo, Japan; the National Museum in Wrocław. Czesław Zuber uses transparent blocks in 
his work which he decorates in cold with fairytale silhouettes of people and animals in intense colours. 
In 2013, he was awarded the Bronze Medal for “Merit to Culture Gloria Artis” by the Minister of Culture 
and Art. In 2016, he received an honorary doctorate from the E. Geppert Academy of Art and Design.
During his studies he was an actor at the Student Pantomime Theatre GEST. In 1976–1980 he was enga-
ged in Jerzy Grotowski’s „Laboratory” theatre, participating in many paratheatrical projects.
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