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1
ZYGMUNT SIDOROWICZ (1846 – 1881)

NAD ROZLEWISKIEM, 1880

olej, deska, 39 x 29 cm
sygn. l.d.: Sidorowicz 1880
na odwrocie naklejki z Muzeum Okręgowego w Suwałkach, w Lesznie, Muzeum 
Pomorza Środkowego w Słupsku oraz Wałbrzyskiej Galerii Sztuki BWA

Cena wywoławcza: 15 000 zł
Estymacja: 18 000 – 20 000 zł

WYSTAWIANY:
Muzeum Okręgowe w Suwałkach, I po co myślmy tam jechali! Stanisław Witkiewicz 1901. 
Malarze polscy w Monachium, 5 maja – 31 sierpnia 2005.
Muzeum Pomorza Środkowego w Słupsku, I po co myślmy tam jechali! Stanisław Witkiewicz 
1901. Malarze polscy w Monachium, 4 marca – 30 kwietnia 2006. 
Muzeum Okręgowe w Lesznie, I po co myślmy tam jechali! Stanisław Witkiewicz 1901. 
Malarze polscy w Monachium, 12 maja – 2 lipca 2006.
Wałbrzyska Galeria Sztuki BWA „Zamek Książ”, I po co myślmy tam jechali! Stanisław 
Witkiewicz 1901. Malarze polscy w Monachium, 8 lipca- 17 września 2006.
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2
LUDWIK GĘDŁEK (1847 – 1904)

PATROL POWSTAŃCZY

olej, płótno, 61 x 108 cm
sygn. l.d.: LGędłek

Cena wywoławcza: 70 000 zł
Estymacja: 80 000 – 100 000 zł

PROWENIENCJA:
Poznań, kolekcja prywatna

Studia artystyczne odbył w krakowskiej Szkole Sztuk Pięknych (1861-
1872), pod kierunkiem W. Łuszczkiewicza. Swe umiejętności malarskie 
doskonalił w wiedeńskiej akademii w pracowniach E. Lichtenfelsa i C. 
Würzingera (1872-1877). Po raz pierwszy wystawiał obrazy 1863 na wy-
stawie Krakowskiego Towarzystwa Przyjaciół Sztuk Pięknych, a następ-
nie na wystawach Towarzystwa Przyjaciół Sztuk Pięknych we Lwowie 
(1863, 1866-67, 1972, 1876, 1888), w salonie Krywulta w Warszawie oraz 
w Dreźnie. Repertuar tematyczny artysty obejmował pejzaże, głównie 
podkrakowskie, sceny batalistyczne i rodzajowe, sceny z życia wsi. Do-
bre opanowanie rysunkowego warsztatu i zmysł obserwacji pozwalały 
mu trafnie odtwarzać sylwetki galopujących koni, rozpędzone końskie 
zaprzęgi i ścierających się w walce jeźdźców. Niezaprzeczalna siła i pięk-

no obrazów Ludwika Gędłka polega głównie na świetnie uchwyconej 
dynamice sceny i ekspresji postaci oddanej w drobiazgowy sposób, 
a także specyfi cznym połączeniu barwnym: zgaszonych zieleniach, brą-
zach i szarościach.
Prezentowany obraz należy do grona rzadkich kompozycji artysty o wy-
jątkowo dużych rozmiarach. Jest też dowodem na bliskie pokrewień-

stwo szkoły wiedeńskiej i monachijskiej – największych szkół końca XIX 
wieku, wyznaczających nie tylko trendy stylowe ale również warsztato-
we. Ludwik Gędłek obrazem „Patrol powstańczy” pokazuje absolutną 
swobodę poruszania się zarówno w stylistyce wiedeńskiej jak i mona-
chijskiej. W tym, niezwykle kunsztownym warsztatowo dziele, Gędłek 
odchodzi od swoich charakterystycznych tematów i sięga po dużo 
chłodniejszą paletę barw. Podejmuje temat bliższy Monachium, nie 
sposób nie odnieść go w temacie również do malarstwa Gierymskich 
czy Wierusza-Kowalskiego. Przejeżdżający patrol zatrzymuje się obok 
przydrożnej kapliczki aby „zasięgnąć języka”. Chłód powietrza podkre-
śla, mistrzowsko ukazany, zalegający stary śnieg. Przepiękne, miękkie 
światło sączy się na tę scenę zza zimowych obłoków rozciągniętych po-

nad dalekim horyzontem rozpuszczając lód w kałuże, które niebawem 
zetnie znów wieczorny mróz. Tę scenę Gędłek wpisuje typowy dla siebie 
pociągły, horyzontalny format płótna, znamienny zarówno dla maniery 
monachijskiej jak i wiedeńskiej. Wszystkie te zabiegi, plasują to dzieło 
wśród najwyższej klasy malarstwa końca XIX wieku, i najlepszych dzieł 
artysty.
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3
ALFRED WIERUSZ-KOWALSKI (1849 – 1915)

CZERKIES NA KONIU W GALOPIE

olej, tektura, 46 x 20 cm (w świetle oprawy)
sygn. p.d.: A KOWALSKI
na odwrocie dwie wyblakłe pieczęcie, oraz naklejka z numerem 233

Cena wywoławcza: 100 000 zł
Estymacja: 120 000 – 140 000 zł

PROWENIENCJA:
Polska, kolekcja prywatna
aukcja Domu Aukcyjnego Agra-Art, 19.06.2016
Polska, kolekcja prywatna

Alfred Wierusz-Kowalski był jednym z najbardziej znanych przedsta-
wicieli szkoły monachijskiej w malarstwie polskim. Jest jednocześnie 
jednym z najbardziej rozpoznawalnych twórców na rynku antykwarycz-
nym, cieszący się ciągle niesłabnącym zainteresowaniem kolekcjone-
rów. Urodził się w Suwałkach, studiował w Warszawie, Dreźnie, Pradze 
i Monachium, by w tym ostatnim na stałe osiąść w roku 1873. Najwięk-
szą inspiracją artysty była niewątpliwie nauka w prywatnej pracowni 
pod kierunkiem Józefa Brandta, czego echa powracają w całej niemal-
że twórczości Kowalskiego. Nie bez znaczenia była również przyjaźń 
z Władysławem Czachórskim i Janem Chełmińskim a do jego nieofi cjal-
nych uczniów należeli m.in.: Olga Boznańska, Czesław Tański, Henryk 
Weyssenhoff  , Michał Wywiórski i Karol Wierusz-Kowalski (stryjeczny 
bratanek). Pomimo zagranicznej sławy nie zapominał o Polsce wysyła-
jąc wiele swoich obrazów na krajowe wystawy. Był laureatem licznych 
wyróżnień, w 1890 roku otrzymał m.in. honorową profesurę Akademii 

Sztuk Pięknych w Monachium. Płótna autorstwa Wierusza-Kowalskiego 
zdobiły kolekcję Prinzregenta Luitpolda oraz znajdywały się w zbiorach 
monachijskiej Nowej Pinakoteki jak również w Dreźnie, Berlinie i War-
szawie. Znaczną część stanowiły również zbiory kolekcji prywatnych 
zarówno europejskich jak i amerykańskich. Niewątpliwie jednym z naj-
ważniejszych miejsc związanych z Wieruszem-Kowalskim w Polsce są 
Suwałki. Już w 1956 roku powstało tam Muzeum, dzięki którego działal-
ności propagatorskiej przywrócona została pamięć o wielkim malarzu. 
W pomoc Muzeum włączyli się spadkobiercy Wierusza-Kowalskiego. 
Ten symboliczny powrót artysty do rodzinnego miasta ukoronowała 
monografi czna wystawa otwarta z okazji jubileuszu pierwszego 10-le-
cia Muzeum (1966). W 1974 roku została zainaugurowana stała galeria 
poświęcona Alfredowi Wieruszowi-Kowalskiemu gromadząca – wśród 
licznych pamiątek po malarzu – liczną spuściznę artystyczną w postaci 
obrazów olejnych, rysunków i szkiców. 
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4
WOJCIECH KOSSAK (1856 – 1942)

UŁANI PUŁKU GALICYJSKIEGO, 1888

olej, płótno, 40 x 48 cm
sygn. l.d.: Wojciech Kossak 1888

Cena wywoławcza: 70 000 zł
Estymacja: 80 000 – 100 000 zł

Syn Juliusza Kossaka, ojciec Jerzego oraz Marii Pawlikowskiej-Jasno-
rzewskiej – poetki i Magdaleny Samozwaniec – pisarki. Wojciech Kossak 
urodził się w Paryżu w noc sylwestrową tuż przed północą roku 1856. „Był 
pierwszym z dwóch bliźniaków, gdyż drugi Tadeusz, przyszedł na świat 
już po północy, a więc 1 stycznia 1857r. Można więc o nich żartobliwie 
powiedzieć, że choć bliźniacy, jeden od drugiego był starszy o rok”. Oj-
cem chrzestnym został przyjaciel Juliusza Kossaka, wybitny francuski 
malarz-batalista Horacy Vernet. Pierwszym nauczycielem malarstwa 
był dla Wojciecha jego ojciec. Studia artystyczne odbył w krakowskiej 
Szkole Sztuk Pięknych pod kierunkiem Władysława Łuszczkiewicza by 
następnie kontynuować naukę na Akademii Sztuk Pięknych w Mona-
chium. Studia przerwał roczny pobyt w krakowskim pułku c.k. ułanów. 
Służba w wojsku wywarła znaczny wpływ na kierunek zainteresowań 
artystycznych Wojciecha jako malarza – batalisty, miłośnika tematów 
wojskowych. Środowisko wojskowych było pierwszym odbiorcą jego 
obrazów, których tematem były portrety dowódców, rewie wojskowe, 
ataki konnicy i artylerii. Do nauki powrócił w 1877 w paryskiej École des 
Beaux Arts. W 1915 został mianowany profesorem batalistyki w warszaw-
skiej SSP, z czym wiązały się jego częste pobyty w stolicy. Znamienny dla 

sztuki Wojciecha pietyzm w oddawaniu historycznych i kostiumowych 
realiów jak i niezwykła sprawność warsztatowa ma źródło niewątpliwie 
w latach spędzonych w pracowni swego ojca – Juliusza. Jednak przez 
wzgląd na wielość zamówień wielokrotnie powracał do tych samych 
tematów, którym nadawał formy realistyczne. Z powodzeniem stoso-
wał trudne skróty i skomplikowane ujęcia perspektywiczne. W licznych 
kompozycjach utrwalał wizerunki anonimowych legionistów, żołnierzy, 
równie chętnie jak wojskowe patrole, dramatyczne epizody bitewne 
i heroiczne potyczki. Cechą charakterystyczną sztuki Kossaka była wy-
niesiona z domu rodzinnego miłość do koni, których sylwetki malował 
z wielką wprawą i swobodą. Wojciech Kossak cieszył się ogromną popu-
larnością wśród współczesnych. Brał udział w życiu wyższych sfer, bywał 
na dworze cesarskim w Wiedniu i Berlinie, błyszcząc urokiem osobistym, 
dowcipem i świetną prezencją. Przyjazny i życzliwy dla wszystkich był 
Kossak osobą pożądaną w towarzystwie a swój rodzinny dom – słynną 
Kossakówkę – uczynił miejscem spotkań elity ówczesnego Krakowa. Do 
gości Kossaków zaliczyć można najznamienitsze postaci – malarzy, pisa-
rzy, aktorów i muzyków – Henryka Sienkiewicza, Jacka Malczewskiego, 
Witkacego, Juliana Tuwima czy Ignacego Paderewskiego. 

Pracuję co dzień – zwierzył się przyjacielowi – ale przeciętnie 3 do 4 godzin dziennie. Zdaje 
mi się, że pisałem Panu, że mi tak łatwo przychodzi, czy to dobre rzeczy z pamięci, czy też 
naturalnej wielkości portrety. I to jedynie daje mi miarę, że nie cofam się na tym samym 
miejscu, tak mi się samo maluje (…) – Wojciech K ossak

cytat za: K. Olszański, Wojciech Kossak., Zakład Narodowy im. Ossolińskich, 1976, s. 53.
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5
JERZY KOSSAK (1886 – 1955)

POLOWANIE, 1938

olej, tektura, 40 x 50 cm
sygn. p.d.: Jerzy Kossak /1938

Cena wywoławcza: 12 000 zł l
Estymacja: 15 000 – 18 000 zł

6
JERZY KOSSAK (1886 – 1955)

POTYCZKA Z KOZAKAMI, 1928

olej, płótno, 51 x 105 cm
sygn. p.d.: Jerzy Kossak 1928

Cena wywoławcza: 14 000 zł l
Estymacja: 15 000 – 20 000 zł



22 / AUKCJA DZIEŁ SZTUKI 23/

7
KAZIMIERZ POCHWALSKI (1855 – 1940)

LIST, 1929

olej, tektura, 51 x 61 cm
sygn. p.d.: Kaz. Pochwalski 1929

Cena wywoławcza: 8 000 zł
Estymacja: 9 000 – 10 000 zł

8
ANTONI PIOTROWSKI (1853 – 1924) 

INTENCJA, 1912

olej, płótno, 60,5 x 77,5 cm
sygn. l.d.: A. PIOTROWSKI / 1912

Cena wywoławcza: 19 000 zł
Estymacja: 20 000 – 25 000 zł
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9
JÓZEF CHEŁMOŃSKI (1849 – 1914)

WRONY

olej, tektura, 30 x 48 cm (w świetle oprawy)
sygn. p.d.: CHEŁMOŃSKI

Cena wywoławcza: 45 000 zł
Estymacja: 50 000 – 80 000 zł

PROWENIENCJA:
Polska, kolekcja prywatna
Polska, kolekcja rodziny Rotwandów

Józef Chełmoński przyszedł na świat 6 listopada 1849 roku w Łowiczu. 
Ojciec malarza był zarządcą dzierżawionego od administracji Księstwa 
Łowickiego majątku Boczki, ale pełnił również obowiązki wójta w miej-
scowej gminie. Ojca i syna łączyła bardzo głęboka więź emocjonalna, 
może z racji dużej artystycznej wrażliwości pierwszego, którą to według 
licznych istniejących przekazów, jako pierwszy zaszczepił w duszy przy-
szłego malarza. W 1867 roku młody Józef zapisuje się do warszawskiej 
Klasy Rysunkowej, jedynej wówczas uczelni artystycznej w Królestwie 
Polskim. Profesorami w klasie Rysunkowej są w tym czasie m. in. Rafał 
Hadziewicz, Aleksander Kamiński, Chrystian Breslauer, Marcin Zaleski 
i Bolesław Podczaszyński. Wśród studiujących kolegów znajdują się m. 
in. Walery Brochocki, Władysław Czachórski, Wilhelm Kotarbiński, Al-
fred Wierusz-Kowalski oraz Pantaleon Szyndler. Jednocześnie z nauką 
w Klasie Rysunkowej Chełmoński wstąpił do prywatnej pracowni Woj-
ciecha Gersona. Tutaj spotkał się z takimi późniejszymi osobowościami 
jak Antoni Piotrowski, Julian Maszyński, Kazimierz Alchimowicz czy Jan 
Owidzki. Sam Chełmoński zawsze podkreślał ogromną rolę, jaką w jego 
życiu twórczym odegrał Gerson, pisał o nim: “człowiek obdarzony gorą-
cą miłością wszystkiego, co szlachetne i wielkie”. Mistrz stał się głównym 
mentorem Chełmońskiego. Wpajana studentom zasada, że aby malo-
wać rzeczy wzniosłe, trzeba samemu się udoskonalić, stała się myślą 
przewodnią życia artysty. Pragnienie stania się dobrym, by móc wywo-

łać potem to uczucie w widzu, jest widoczne w całej jego twórczości. 
W połączeniu z ogromnym naciskiem, jaki Gerson kładł na akademicki 
warsztat rysunkowy i studiowanie natury, idea ta dawała przyszłemu 
mistrzowi Chełmońskiemu najlepszą z możliwych podstaw studiowa-
nia malarstwa. Na przełomie listopada i grudnia 1871 roku Chełmoński 
wyjechał na dalsze studia do Monachium. Ciekawostką jest, że stało sie 
to przy wydatnej pomocy Maksymiliana Gierymskiego. Przekazał on 
swój obraz na loterię, dochód z której przeznaczony został na opłacenie 
pobytu Chełmońskiego w Monachium. W okresie jego pobytu rezydo-
wała tamże cała kolonia artystów polskich na czele z Józefem Brandtem 
i Maksymilianem Gierymskim. Wokół tych dwóch uznanych skupiła się 
grupa młodszych, różnie uzdolnionych, których drogi artystyczne po-
toczyły się w bardzo różnych kierunkach, m. in. Wojciech Kossak, Jan 
Rosen, Stanisław Witkiewicz, Tadeusz Dowgird. Chełmoński nie studio-
wał jednak długo na Akademii, prawdopodobnie były to dwa semestry. 

Bardzo szybko postanowił poświęcić się tylko malowaniu, tym bardziej, 
że przy wydatnej pomocy Brandta i Gierymskiego mógł zbywać prace 
i posyłać środki rodzinie. Pomimo niewątpliwej przyjemności z obcowa-
niem ze sztuką dawnych mistrzów, którą miał okazję oglądać w Starej 
Pinakotece, czy też ze sztuką współczesną, prezentowaną wówczas na 
licznych wystawach, Chełmoński nie czuł się najlepiej w Monachium. 
Był najprawdopodobniej rozczarowany również Akademią i bardzo 
tęsknił. Nostalgii nie uleczyła nawet znaczna poprawa warunków ma-
terialnych. Pociechą i natchnieniem była w tym okresie poezja Adama 
Mickiewicza, a zwłaszcza Pana Tadeusza. W 1874 roku Chełmoński wy-
jeżdża na Ukrainę i stamtąd wraca już do Warszawy. Pobyt na Ukrainie 
w pewien sposób ukierunkował dalszą twórczość artysty. Zyskała ona 
nowego ducha, swobodę i pokazała w pełni niezmiernie bliskie naturze 
oblicze artysty. Chełmoński pokochał kresy. Dzięki swojej fotografi cznej 
pamięci motywy i tematy z Podola, Ukrainy, z biegiem lat z Wołynia, Piń-
szczyzny, Polesia i Litwy, stawały się tematem jego najlepszych prac (Ba-
bie lato, Przed odjazdem gości na Ukrainie, Stróż nocny). Zapamiętywał, 
a następnie malował w swojej sławnej pracowni, na ostatnim piętrze 
Hotelu Europejskiego w Warszawie. Niestety wystawa w TZSP sztanda-
rowych dzieł nie przyniosła zamierzonego efektu. Prace, o zgrozo, nie 
znalazły uznania ani wśród publiczności ani krytyki. Rozczarowany arty-
sta postanawia więc wyjechać do Paryża, gdzie spodziewa się lepszego 

odbioru prac, mimo, że jak sam pisze “…przywiązanie do swoich było 
mi podstawą czynów moich i zajęć, gdy mi tego zabraknie – sądzę, ze mi 
znów tak źle będzie, jak już było”. Dzięki pomocy tym razem Cypriana 
Godebskiego i jego żony Chełmoński w połowie listopada 1875 roku 
wyjechał do Paryża. Jego dom był miejscem spotkań artystów, niemniej 
Chełmoński ciągle tęsknił za krajem, ale też zapewne był rozgoryczony 
niezrozumieniem rodaków. Sytuacje zmienił paryski Salon 1876 roku, 
gdzie obrazy artysty wzbudziły spore zainteresowanie marszandów ale 
też publiczności i krytyki. Ostatecznie artysta pozostał w Paryżu dwana-
ście lat. Ukoronowaniem tego okresu było niewątpliwie Grand Prix na 
Wystawie Powszechnej w Paryżu. Był to czas ogromnego sukcesu arty-
stycznego oraz barwnego życia paryskiego. Po powrocie do kraju kupił 
niewielki majątek blisko Grodziska – Kuklówka i osiedlił się tam wraz 
z córkami, by poświęcić się teraz całkowicie malarstwu pejzażowemu, 
tam też zmarł w 1914 roku.

Sztuka Chełmońskiego to sztuka wielka, czysta, 
poetyczna i przedziwnie nasza. Czoła w hołdzie 
przed nią uchylić należy, a sercem radować się 
głęboko, iż takiego artystę do rodaków naszych 
hojny los nam zaliczyć pozwala!

Zofi a Skorobohata Stankiewiczówna [w:] Bluszcz, nr 13, 1907.
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Ferdynand Ruszczyc / Zdjęcie z archiw
um

 rodzinnego

Ferdynand Ruszczyc urodził się 10 grudnia 1870 r. w Bohdanowie. 
W 1890 roku ukończył gimnazjum w Mińsku i wyjechał na studia 
prawnicze do Petersburga, po dwóch latach przeniósł się na peters-

burską Akademię Sztuk Pięknych gdzie studiował w pracowni wybitnego 
pejzażysty Iwana Szyszkina a następnie Archipa Kuindżi. Otrzymał tytuł 
"kłassnyj chudożnik" III stopnia. W listopadzie 1897 r. obronił dyplom. 
W tym okresie odbył podróże na Krym oraz do krajów bałtyckich, jednak, 
już wtedy, kończąc akademię tworzył obrazy w dojrzałym indywidualnym 
stylu. Do 1900 r. uczestniczył jeszcze w Wystawach Wiosennych Akademii 
Sztuk Pięknych w Petersburgu, w końcowym okresie jednocześnie wysta-
wiając już ze stowarzyszeniem "Mir iskusstwa" w Petersburgu i Moskwie, 
w którym działał od 1899 do 1902 roku. Jego obrazy doceniane były przez 
wybitnych kolekcjonerów i krytyków tamtych czasów. 
Poczta dzisiejsza, jak zwykle poniedziałkowa, przyniosła całą wiązankę 
czasopism. Na ostatniej stronicy „Kraju” nr 43 znalazłem dla siebie miłą 
niespodziankę: wyjątki z artykułu St. R. Lewandowskiego z czeskiego 
„Slovansky Przehlad”. Mówi tam o „kresowcach” i o „stojącym na czele 
ich wszystkich Ruszczycu”. „Długo musiał patrzeć na przyrodę, studio-
wać ją i badać, umiłował ją i myślą i sercem syna tych stron polskich, 
których piękność jest mu drogą…”. Dumny jestem, że to wyczytano 
z moich prac.– Ferdynand Ruszczyc Bohdanów, 30 X. 1900 – cyt. za: 
Ruszczyc F., Dziennik: Ku Wilnu 1894 – 1919, t.I, wyd. Secesja, Warszawa, 
1994, s. 125-126.
Fenomen malarstwa Ruszczyca został szybko doceniony. Podczas wy-
stawy prezentującej prace dyplomowe jego obraz „Wiosna” nabył sam 
Paweł Tretiakow, założyciel słynnej Galerii Trietiakowskiej w Petersburgu. 
Jego Młyn o zachodzie słońca zakupił rosyjski kolekcjoner Sawwa T. Mro-
zow, co umożliwiło artyście podróż artystyczną po Europie (Warszawa, 
Berlin, Kolonia, Paryż, Włochy, Monachium, Wiedeń, Kraków). Jednak 
podsumowując jednak tę podróż młody artysta pisze: „Można pozostać 
wiernym ojczyźnie mimo wszelkich pokus… Widzimy i podziwiamy pięk-
ność innych krajów, składamy jej hołd… a jednak kochamy tylko swój, 
czujemy, że on do nas należy a my do niego.”– Cytat z pamiętnika artysty 
za: Ruszczycówna J. Ferdynand Ruszczyc 1870 – 1936. Pamiętnik wysta-
wy, Muzeum Narodowe w Warszawie, Warszawa, 1966, s. 34.
 Od 1899 roku Ruszczyc stał się bardziej obecny w życiu artystycznym 
Warszawy i Krakowa. Od 1899 roku wystawiał w Towarzystwie Zachęty 
Sztuk Pięknych w Warszawie. W 1900 roku został członkiem krakowskiego 
Towarzystwa Artystów Polskich „Sztuka” wielokrotnie wystawiając z nim 
swoje prace: w Warszawie (1899, 1903, 1905, 1907), Krakowie (1901, 1903, 
1907, 1909), Kijowie (1901), Pradze (1902), Wiedniu (1902, 1908), Wilnie 
(1903), Dusseldorfi e (1904), Lipsku (1904), Dreźnie (1905), Monachium 
(1905), Poznaniu (1909), Budapeszcie (1910) i Berlinie (1915). W 1900 roku 
swoje prace wystawiał również w Salonie Sztuk Pięknych Aleksandra Kry-
wulta w Warszawie. W 1902 roku Polska Akademia Umiejętności przyzna-
ła mu nagrodę z fundacji Probusa Barczewskiego za obraz Ruczaj leśny. 
Należał do grona organizatorów i pierwszych profesorów Warszawskiej 

Szkoły Sztuk Pięknych, jedynej polskiej, wyższej uczelni artystycznej w za-
borze rosyjskim, gdzie wykładał w latach 1904-1907. Po śmierci Jana Sta-
nisławskiego przez rok prowadził katedrę pejzażu w Akademii Sztuk Pięk-
nych w Krakowie (1907-08), z czego zrezygnował ze względu na animozje 
personalne w krakowskim środowisku artystycznym. W 1908 roku wrócił 
do Wilna, od tego czasu jego wysiłki skupiły się głównie na organizacji 
życia artystycznego i kulturalnego tego miasta. Uczestniczył w projektach 
konserwatorskich przestrzeni miejskiej, zajmował się grafi ką użytkową, 
ilustratorstwem oraz scenografi ą. W latach 1918-1919 doprowadził do 
powstania Wydziału Sztuk Pięknych na Uniwersytecie im. Stefana Bato-
rego w Wilnie, którego został pierwszym dziekanem.
Ruszczyc niemal już na akademii stworzył zupełnie własny typ drama-
tycznego, rozległego, epickiego pejzażu. Jego niezależność od akademi-
zmu podkreślał dobitnie Siergiej Diagilew zapraszając go na organizo-
wane przez siebie wystawy prac modernistów. Mimo zachwytu płótnami 
Claude'a Monet'a Ruszczyca łączy z impresjonistami tylko swego rodzaju 
zachwyt nad wrażeniowością pejzażu. W obrazach takich jak Bajka Zimo-
wa (1904), stylistyką co prawda nawiązuje do secesji, w innych, jak Most 
zimą (1901), do polskiego realizmu XIX w. ale nigdy jednak nie popadł ca-

łościowo w żaden z tych nurtów. To dowodzi jak wielką indywidualnością 
na tle polskiego malarstwa jest jego twórczość.
W 1932 roku Ruszczyc podupada na zdrowiu (mimo paraliżu prawej ręki 
nadal maluje lewą), z choroby nigdy nie wydobrzał, zmarł 30 października 
1936 roku. Po jego śmierci powołano w Wilnie Komitet Uczczenia Pamię-
ci Ferdynanda Ruszczyca i natychmiast przystąpiono do organizacji wiel-
kiej wystawy retrospektywnej jego twórczości wystawianej na przełomie 
1937 i 1938 roku kolejno w Wilnie, Warszawie i Krakowie. „Zgromadzono 
wtedy w Wilnie 336 prac i uzupełniono tę wystawę w Warszawie i Krako-
wie z miejscowych zbiorów. Katalog krakowski obejmował 384 pozycje. 
Ambicją organizatorów wystawy pośmiertnej było pokazanie twórczości 
artysty w jak najbogatszym doborze prac, zestawienie możliwie pełne 
jego dzieła”.– Ruszczycówna J. Ferdynand Ruszczyc 1870 – 1936, Muzeum 
Narodowe w Warszawie, Warszawa, 1964, s. 19
Równolegle staraniem komitetu opracowywano wydaną w 1939 roku 
wielką monografi ę życia i twórczości artysty Ferdynand Ruszczyc – Życie 
i dzieło, Księga zbiorowa, pod red. Jana Bułhaka. W latach 60tych z inicja-
tywy prof. Stanisława Lorenza dyr. Muzeum Narodowego w Warszawie, 
podjęto podobne starania z okazji 25-lecia śmiercią artysty. Straty wo-
jenne nasuwały liczne trudności, i mimo przedłużających się prac i po-
szukiwań na liście wystawy warszawskiej zabrakło 143 pozycji wzmian-
kowanych w katalogu z Wilna z 1937 r. Zaginęło wiele rysunków artysty 
oraz znamiennych dla twórczości obrazów olejnych jak Ballada, Jabłoń, 
Anioł Pański czy Po balu. Wystawa z 1964 roku prezentowała jednak 493 
obiekty ze względu na włączenie do niej prac z muzeów Leningradu i Miń-
ska oraz bardzo bogatego zbioru projektów do inscenizacji Balladyny ze 
zbiorów Muzeum Teatru w Warszawie, ponownie udostępniono też obra-
zy z prywatnych kolekcji.

FERDYNAND RUSZCZYC
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F. Ruszczyc, szkic do obrazu Gniazdo, 29 lipca 1907 (Muzeum Narodowe w Warszawie)

7 czerwca 1907 roku złożył Ruszczyc prośbę zwolnienie go ze stanowiska profesora w Szkole 
Warszawskiej a w jesieni tegoż roku objął w akademii krakowskiej katedrę pejzażu wakującą 
po śmierci Stanisławskiego. Tutaj jak poprzednio w Warszawie czekało artystę wiele ciężkich 
doświadczeń. Świadczą o tym jego własne słowa:
21.II.1908
„Już po pierwszych czterech miesiącach w Krakowie czuję się jak po warszawskich trzech latach.”
Toteż pomimo aktywności jaką rozwinął zarówno jako nauczyciel w Akademii, jako prezes Sztuki 
i organizator wystawy w Wiedniu, zdecydował się osiąść na stałe w Wilnie. 6 lipca 1908 r. przekazał 
Akademii swoją rezygnację z dalszej współpracy. O jego stosunku do miasta, z którym miał się odtąd 
związać do końca życia świadczą słowa zanotowane wiosną tego roku.
20.IV.1908
„O 1/210-j w Wilnie – w gnieździe!…
Moje Wilno!”

cytat za: Ruszczycowa J., Ferdynand Ruszczyc – pamiętnik wystawy, 
Muzeum Narodowe w Warszawie, Warszawa, 1966, ss. 54-55.

Rodzina Ruszczyców posiadała majątek w Bohdanowie nieopodal Wilna. 
W twórczości artysty, rodzinne strony i otaczające je pejzaże pełniły niespo-
tykanie istotną rolę. Ruszczyc wielokrotnie przedstawiał na swych dziełach 
okoliczne pola, strumyki, i rodzinne włości, spośród których to właśnie 
młyn w Doukniewiczach i dom rodzinny najczęściej pojawiają się na jego 
obrazach. Bez zwątpienia Gniazdo (1908) jest jednym z najważniejszych 
w całym dorobku a zarazem najbardziej osobistym płótnem artysty. 
W majątku rodziny znajdował się tzw. Stary Dwór – drewniany dom z gan-
kiem obrośniętym winoroślą, oraz tzw. Mur, nowy, dwupiętrowy, murowa-
ny budynek stojący tuż obok. Otaczał je stary ogród. Artysta wielokrotnie 
powracał w swoich obrazach do ich wnętrz, ale też do samych budynków, 
traktując je jako bardzo esencjonalny symbol. Ruszczyc, podobnie jak 
to było w zwyczajowej mowie potocznej, poczytywał słowo gniazdo, za 
metaforyczne określenie domu – miejsca najbliższego, najcieplejszego, 
najbezpieczniejszego, miejsca narodzin, miejsca z którego się wychodzi 
ale do którego też się wielokrotnie, instynktownie powraca, fi zycznie, ale 
przede wszystkim mentalnie i emocjonalnie, przez całe życie. Ruszczyc 
kilkukrotnie używał tego określenia malując swój dom. Zarówno stary jak 
i nowy dwór przedstawiał na obrazach jako miejsce bez sylwetek ludz-
kich. Jako budynek. Dom. Coś samo w sobie emanujące potężnym zna-
czeniem emocjonalnym.
Gniazdo jako mocna metafora domu pojawia się już w 1898 roku w ob-
razie „Stare gniazdo” (olej, tektura, 50,5 x 39 cm) ten sam motyw domu 
w ponurym, jesiennym krajobrazie dopracowuje Ruszczyc w obrazie 
„Pustka” z 1901 roku, gdzie opuszczony budynek, stoi na pustym wzgó-
rzu targanym jesiennym wiatrem – właśnie ten obraz Ruszczyc określa też 
tytułem „Stare gniazdo” – dosłownie, niczym porzucone gniazdo pozosta-
wione przez ptaki, z którego pisklęta wyfrunęły już dawno a lato minęło 
i puste gniazdo bez życia targane jest jesienną zawieruchą. Takich nie-
pokojących przedstawień domu powstało kilka. Tym bardziej wyjątkowy 
wydaje się obraz powstały kilka lat później, w 1908 roku. Szkic do tego 
obrazu powstaje już rok wcześniej w czasie wakacji spędzanych przez 
Ruszczyca w Bohdanowie. Być może już wtedy kończąc swój kilkuletni 
pobyt w Warszawie, niepewny propozycji przenosin do Krakowa szkico-
wał dom rodzinny z myślą o powrocie. Istotnie, Ruszczyc porzucił katedrę 
pejzażu na krakowskiej ASP i powrócił do Wilna późną wiosną 1908 roku. 
Jeszcze w tym samym roku przygotowuje wielką wystawę artystów kra-
kowskich w Kijowie i najprawdopodobniej właśnie na tę wystawę maluje 
ten, jak się później okazuje, swój ostatni wielki obraz. Wybiera bodajże 
najbardziej osobisty i znamienny dla tej chwili swojego życia temat – 
dom, do którego powrócił.
Obraz Gniazdo (1908) przedstawia fragment budynku otoczonego parko-
wym starodrzewiem. Czerwcowy ogród upiększają białe piwonie, przed 
domem kwitnie czerwony oleander. Trawniki usłane są dmuchawcami. 
Pora roku i pogoda nigdy nie były u Ruszczyca przypadkowe. Tu pełen 
lata ogród zdaje się emanować życiodajną siłą natury. Trwa gorący let-
ni dzień, słońce nagrzewa mury domu. Jest wręcz idyllicznie. Zmienność 
tego stanu zwiastują jedynie płynące ponad koronami drzew burzowe 
obłoki i wiatr, przypominający o niespokojności reszty świata. Mimo tego 
jaskółki uwiły we framudze okna gniazdko dla swoich piskląt. Nikt go nie 
strącił. To szczęśliwe miejsce. Szczęśliwy dom. Azyl. Jak mówił o nim 
Ruszczyc – gniazdo.
Tadeusz Dobrowolski wymienia Gniazdo (1908) wśród największych, 
najbardziej esencjonalnych dla twórczości Ruszczyca dzieł. Przejawia-

jących właśnie tę jedyną w swoim rodzaju Ruszczycową syntezę północ-
nego surowego naturalizmu z młodopolskim mistycyzmem: „malował 
duże obrazy, powlekając je gęstą olejną farbą. Kojarzyły one pojęcia 
epickie z warstwą znaków, których zadaniem było uwypuklenie życiodaj-
nych sił przyrody, mocy żywiołów i problemu trwania. Stąd tytuły Ziemia 
i Młyn nocą (1898), Młyn zimą (1902), Nec mergitur (1904), Wiosna i Gniaz-
do (1908). – Dobrowolski T., Sztuka polska, Kraków, 1974, s. 620. Później 
stwierdza: Istotnie wkrótce po ukończeniu wielkiego płótna „Gniazdo” 
(1908), zaczął Ruszczyc zaniedbywać własne malarstwo – było to ostat-
nie wielkie płótno Ferdynanda Ruszczyca. (…) wychodząc z założenia, 
że celem jego życia jest praca kulturalno-artystyczna dla rodzinnego 
miasta. Przenosi się do niego (do Wilna) w końcu 1908 r. poświęcając dla 
idei najwyższe artystyczne stanowiska i korzyści osobiste. – Marjan Mo-
relowski (1937). Od powrotu do Wina artysta świadomie poświęcił się 
organizacji życia kulturalnego miasta. Malował nadal, jednak nie two-
rzył już dzieł rangą i wzniosłością dorównującym poprzednim. Sztuka 
pozostała nieodłącznym elementem jego życia nawet po chorobie, któ-
ra spowodowała bezwład prawej ręki. Jednak od tej pory były to szkice 
i obrazy bardziej kameralne. 
To wybitne dzieło ma silne znaczenie symboliczne. Surowość natury, bu-
rzowe niebo są tu zestawione z mocnymi murami domu, miejscem bez-
piecznym, ciepłym. Gniazdo (1908) jest wspaniałym podsumowaniem 
twórczości malarskiej Ferdynanda Ruszczyca. Łączy bowiem wszystko 
to, co jest tak charakterystyczne dla jego dzieł. Głębokie w barwie stu-
dia natury, zmieniające się w zależności od pór roku i dnia, dramaturgie 
efektów atmosferycznych, przywiązanie do rodzinnego miejsca oraz 
odczuwalną, wspaniałą symbiozę człowieka z naturą. Obraz pozostał 
z artystą do końca jego życia. Następnie aż do czasów współczesnych 
był własnością kolejnych pokoleń rodziny artysty. W 1936 roku został 
powierzony w depozyt Muzeum Litewskiego w Wilnie, podczas wojny 
był czasowym depozytem tamtejszego Muzeum Pałacu Rządowego 
a następnie wieloletnim depozytem Muzeum Narodowego w Warsza-
wie. Uczestniczył w tym czasie w wielkich przedwojennych, pośmiert-
nych wystawach jego twórczości oraz w powojennych jubileuszowych 
retrospektywach. Posiada bardzo bogatą literaturę, co w połączeniu 
z poziomem artystycznym, nie pozostawia wątpliwości, iż jest to dzieło 
klasy muzealnej o najwyższych walorach kolekcjonerskich.

F. Ruszczyc, w domu w Bohdanowie, 1907
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Bez zwątpienia był czołowym artystą okresu Młodej Polski. Uczył się 
w warszawskiej Klasie Rysunkowej od 1869, gdzie kształcił się do 
1875 pod kierunkiem Antoniego Kamińskiego, Rafała Hadziewi-

cza i Wojciecha Gersona. Naukę kontynuował w akademii monachijskiej 
i w krakowskiej Szkole Sztuk Pięknych studiując u Jana Matejki. W 1878 
wyjechał do Paryża. W 1879 spędził rok we Lwowie, następnie przeniósł 
się do Warszawy, gdzie mieszkał do 1883. Pobyt na Ukrainie w latach 
1883-1894 przyniósł stylistyczny przełom w twórczości Wyczółkowskiego, 
zapoczątkowując realistyczny nurt jego sztuki. W 1895 artysta powrócił 
do Krakowa, gdzie w macierzystej uczelni podjął pracę pedagogiczną. 
Zagraniczne podróże poszerzyły tematyczny zakres jego sztuki o nowe 
motywy. Należy do grona najwybitniejszych twórców okresu Młodej 
Polski. Ogrom jego talentu przejawił się zarówno w bogatym repertu-
arze przedstawianych tematów jak i w szerokiej skali środków ekspresji, 
w eksperymentatorskiej pasji prowadzącej do osiągnięcia mistrzostwa 
w stosowaniu rozmaitych mediów i technik artystycznych. Początkowo 
artysta doskonalił swój warsztat w zakresie malarstwa olejnego, ok. 1904 
skoncentrował się na rysunku pastelami dochodząc w tej dziedzinie do 
perfekcji, zaś od 1911 poświęcił się całkowicie grafi ce oryginalnej stając 
się jednym z pionierów tej dyscypliny na gruncie polskiej sztuki. W okre-
sie studiów pod kierunkiem Gersona Wyczółkowski malował utrzyma-
ne w akademickiej konwencji sceny historyczne i religijne. W Krakowie 
związał się ponadto ze środowiskiem twórców ukształtowanych pod 
wpływem symbolizmu przede wszystkim z Jackiem Malczewskim i Wi-
toldem Pruszkowskim. W czasie pobytu we Lwowie szczególnie mocno 
oddziałała na Wyczółkowskiego artystyczna osobowość Adama Chmie-
lowskiego, który nadawał swym kompozycjom poetycką nastrojowość 
i symboliczną wymowę. Wyjazd Wyczółkowskiego na Podole i Kijowsz-
czyznę – stanowi wewnętrzną cezurę w twórczości artysty ze względu 
na radykalne odrzucenie akademickich norm obrazowania w malar-
stwie pejzażowym. Dziesięcioletni pobyt Wyczółkowskiego na Ukrainie 
zadecydował o ukształtowaniu się postawy realisty zafascynowanego 
bezkresem stepu, czułego na nostalgiczne tony wschodów i zachodów 
słońca, zauroczonego barwnością ludowych strojów i rozmaitością etno-
grafi cznych typów i uwolnił niezwykłą wrażliwość Wyczółkowskiego na 
jakości nasyconej światłem barwy, wzmocniła ją lekcja, jaką artysta wy-
niósł z wystawy impresjonistycznej sztuki C. Moneta zwiedzanej w Paryżu 
w 1889. Siła barw i moc kontrastów wraz z dynamicznym sposobem ma-
lowania i zróżnicowaną, wzbogaconą impastami fakturą, decydują o eks-
presyjnych walorach tych płócien. Stężone w wyrazie są studia postaci 
chłopów, zmonumentalizowanych, dających wyraz potędze i żywotności 

ludu pojednanego z rytmami natury. Obok luministycznych studiów na 
początku lat 1890. kształtuje się symbolistyczny nurt sztuki Wyczółkow-
skiego, nurt głęboko zakorzeniony w ojczystej historii. Otwiera go ob-
raz Druid skamieniały (1892-94). Potężna skała przybiera tu postać celtyc-
kiego kapłana mającego odniesienia w patriotycznej wymowie poematu 
Słowackiego Lilla Weneda. Dzieło to antycypowało wyobrażenia kamien-
nych posągów polskich władców – Kazimierza Wielkiego i królowej Ja-
dwigi – spoczywających na wiekach sarkofagów w krypcie wawelskiej 
namalowane przez Wyczółkowskiego w kilku wariantach w latach 1896-
98 (Sarkofagi) oraz aluzyjne sylwety średniowiecznych rycerzy zaklętych 
w skały przestawione w serii pasteli Legendy tatrzańskie z 1904. Tę histo-
ryczną świadomość artysta odziedziczył po wielkich nauczycielach m.in. 
Janie Matejce. Historyczny wymiar twórczości artysty przejawił się w naj-
bardziej oryginalny sposób w widokach Tatr, w których polscy moder-
niści dostrzegali ostoję rodzimej kultury, kolebkę narodowej tożsamości 
i źródło odrodzenia. W namalowanym przez Wyczółkowskiego w 1898 
obrazie Giewont czerwona poświata zachodzącego słońca wydobywa 
profi l śpiącego rycerza. Fascynacja japonizującą estetyką, jaką zaszczepił 
Wyczółkowskiemu znany kolekcjoner Feliks Manggha-Jasieński, znalazła 
początkowo wyraz w zamiłowaniu do japońskich i chińskich rekwizytów 
– kimon, parawanów, makat i porcelany. Zapożyczone z japońskich drze-
worytów elementy formalne – koncentracja na fragmentarycznie ujętym 
motywie roślinnym, asymetryczna równowaga kompozycyjna, wykorzy-
stanie neutralnej płaszczyzny tła – pojawiają się w martwych naturach 
i studiach roślin. Martwe natury kwiatowe stanowiły kolejny ulubiony 
temat twórcy ujmowany w rozmaitych konwencjach i wciąż ewoluują-
cy stylistycznie. Obok kompozycji ascetycznych w wyrazie, opartych 
na kontrapunkcie dwóch barw, artysta rysował pastelami intensywne 
kolorystycznie bukiety w dekoracyjnych wazonach ustawionych na tle 
wzorzystych tkanin. Dekoracyjny charakter mają też pracowniane stu-
dia aktów upozowanych na tle tkanin, Wyczółkowski zrewolucjonizował 
w latach 1890. metody nauczania w krakowskiej akademii wprowadzając 
do atelier nagie modelki. Mistrzostwo osiągnął artysta także w dziedzinie 
sztuki portretowej. Sportretował wiele wybitnych osobistości intelektu-
alno-artystycznych elit. Jako profesor krakowskiej ASP począwszy od 
1902 Wyczółkowski prowadził nieustanne eksperymenty w dziedzinie 
technik grafi cznych; najszersze możliwości artystycznej ekspresji odna-
lazł w technice litografi i. Trwającą ponad ćwierćwiecze fascynację twórcy 
tym medium poprzedziły liczne próby w zakresie akwaforty, akwatinty, 
fl uoroforty i miękkiego werniksu. Zmarł 27 grudnia 1936 r. w Warszawie 
wskutek zapalenia płuc.

LEON WYCZÓŁKOWSKI
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LEON WYCZÓŁKOWSKI (1852 – 1936)

CHRYZANTEMY, 1900 – 1910

pastel, papier naklejony na tekturę, 42 x 91 cm
sygn. po lewej stronie: LWyczół
na odwrocie dwie nalepki z Muzeum Narodowego w Krakowie z opisem depozytu oraz własności

Cena wywoławcza: 65 000 zł
Estymacja: 80 000 – 100 000 zł

PROWENIENCJA:
Polska, kolekcja prywatna
Kraków, kolekcja rodziny prof. Kazimierza Kostaneckiego
od ok. 1939 do 1956 – depozyt Muzeum Narodowego w Krakowie
Kraków, kolekcja prywatna prof. Kazimierza Kostaneckiego

Mówi się wiele o tym, że jednym z zadań malarstwa jest organizowanie wyobraźni pewnej epoki lub pewnego 
narodu. Wyczółkowski był jednym z wielkich organizatorów wyobraźni polskiej. Nauczył nas spostrzegać 
oślepiające blaski ukraińskiego słońca, i mocną barwność gór i jezior tatrzańskich, i delikatne, nikłe odcienie 
porannego lub wieczornego nieba nad równinami Mazowsza lub Wielkopolski. Pokazał urodę starych miast 
polskich, malowniczość uliczek i zaułków, piękno lub majestat kościołów, zamków, ratuszów. Dzieło jego, 
będące jedną wielką gloryfi kacją rzeczywistości, wyrastające z upojenia światłem, barwą, dalą, powietrzem, 
słońcem, ukazało nam również całą rzeczywistość polską w nowej, uszlachetnionej postaci.

cytat za: Wallis M., Sztuka polska dwudziestolecia, Wydawnictwo Arkady, Warszawa, 1959, s. 18.

Leon Wyczółkowski zetknął się po raz pierwszy z drzeworytami japoń-
skimi na wystawie w Wiedniu w 1873 roku. Później trafi ał na duże po-
kazy sztuki japońskiej podczas kolejnych pobytów w Paryżu. Nie bez 
znaczenia dla zainteresowania artysty tym kierunkiem była również 
przyjaźń z Feliksem Mangghą Jasieńskim, któremu liczne podróże za-
graniczne pozwoliły na zapoznanie się z najnowszymi prądami w sztuce 
i zebranie bogatej kolekcji sztuki japońskiej. W roku 1900 Feliks Jasień-
ski przenosi się do Krakowa, gdzie jego osobowość ale także wspomnia-
na kolekcja sztuki japońskiej inspiruje wielu artystów młodopolskich. 
Tak zrodziła się wielka fascynacja Leona Wyczółkowskiego japońską 
konwencją przedstawiania. Powstały pastele inspirowane drzeworyta-
mi japońskimi, czego pięknym przykładem jest prezentowana praca. 
Sztukę Dalekiego Wschodu widać w pracach artysty przede wszystkim 
w „japońskim wyjściu w stronę przyrody”. Widać, że przyroda nie jest tu 
dodatkiem, tłem. Jest nieokiełznaną siłą, której człowiek nie próbuje 
nawet oswoić. Żyje własnym życiem, jest centrum kompozycji, zajmuje 
cała powierzchnię obrazu nie dając pola dla tła. Sprawia to ogromne 
wrażenie na widzu, ponieważ monumentalizuje obiekt, wyolbrzymia 
i dzięki temu stwarza być może piękniejszym niż jest w rzeczywistości. 
Martwe natury Leona Wyczółkowskiego przedstawiające kwiaty, czy 

kwietne bukiety astrów, chryzantem, kamelii, storczyków, róż należą 
do bodaj najpiękniejszych w historii sztuki polskiej. Technika pasteli, 
niezmiernie delikatna i trudna, którą najczęściej w nich stosował, po-
wodowała, że prace o tej tematyce charakteryzują się subtelnością, 
niuansami kolorystycznymi nie do osiągnięcia przy innej technice oraz 
niesamowitą wirtuozerią światła. 
Prezentowana praca znajdowała się w kolekcji Kazimierza Kostanec-
kiego, lekarza, wybitnego anatoma, profesora i rektora Uniwersytetu 
Jagiellońskiego w latach 1913-1916 i wiceprezydenta Krakowa w latach 
1914-1918. Kazimierz Kostanecki był również znanym kolekcjonerem 
i znawcą sztuki. Posiadał znakomitą kolekcję obrazów i rzeźb znanych 
polskich artystów, m.in. Grottgera, Matejki, Norblina, Malczewskiego, 
Fałata, Axentowicza, Wyczółkowskiego, Chełmońskiego, Pugeta.
W dniu 6 listopada 1939 Kazimierz Kostanecki wraz z grupą profeso-
rów Uniwersytetu Jagiellońskiego został aresztowany przez hitlerow-
ców (Sonderaktion Krakau) i wywieziony do obozu koncentracyjnego 
w Sachsenhausen, gdzie zmarł. W 1939 kolekcja Kostaneckiego została 
zdeponowana w Muzeum Narodowym w Krakowie. W 1956 roku część 
obrazów została zakupiona do zbiorów Muzeum, a część pozostała w rę-
kach rodziny.
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STANISŁAW WYSPIAŃSKI (1869 – 1907) JÓZEF MEHOFFER (1869 – 1946)

CUD W KANIE GALILEJSKIEJ, OK. 1891

akwarela, papier, 68 x 48 cm (w świetle oprawy)
niesygnowany
na odwrocie załączona ekspertyza mgr Ireny Bobrowskiej z dnia 29.04.1980 r.

Cena wywoławcza: 90 000 zł
Estymacja: 100 000 – 140 000 zł

W latach 1889-1891 pod kierownictwem architekta i konserwatora 
zabytków Tadeusza Stryjeńskiego przeprowadzano liczne prace kon-
serwatorskie mające na celu „regotyzację” czyli przywrócenie śre-
dniowiecznych cech barokowym wnętrzom bazyliki Wniebowzięcia 
Najświętszej Maryi Panny w Krakowie. Wtedy właśnie powierzono re-
alizację polichromii w nawach i prezbiterium Janowi Matejce, z którym 
współpracowali przy tym jego najlepsi młodzi uczniowie, mający po 21 
lat Stanisław Wyspiański i Józef Mehoff er. Wykonali oni po jednym wi-
trażu do prezbiterium oraz duży składający się z 16 kwater witraż nad 

wejściem, sygnując wspólnie każdą z jego części. Choć później ich drogi 
się rozeszły, w młodości Mehoff era i Wyspiańskiego łączyła długoletnia 
przyjaźń. Obaj urodzili się w 1869 roku. Wyspiański w Krakowie, a Me-
hoff er w Ropczycach. Razem uczęszczali do szkoły powszechnej i razem 
studiowali malarstwo w Szkole Sztuk Pięknych w Krakowie. Razem 
uczęszczali do klasy Jana Matejki i wspólnie też wyjechali na stypen-
dium do Paryża, gdzie prowadzili wspólną pracownię, w której powstały 
projekty zamówionych witraży.

(…) obraz jest projektem kwatery witraża znajdującego się w kościele N. M. P. w Krakowie, 
wykonanym przez Stanisława Wyspiańskiego oraz Józefa Mehoff era. Scena przedstawia „Cud 
w Kanie Galilejskiej” o wym. 68,5 x 48 cm. W pośrodku kompozycji stoi Chrystus, zwracając 
twarz ku M. Boskiej stojącej z lewej strony, po prawej dwie męskie postacie z których jedna 
wlewa wodę do konwi. Scena zamknięta po bokach kolumnami o ornamentach roślinnych. 
Kontury kompozycji wykonane są czarną farbą a płaszczyzny założone akwarelą. Jest to t.zw. 
Kalka robocza z oryginalnego kartonu przeznaczona dla pracowni witraży. Karton oryginalny 
znajduje się w zbiorach Muzeum Narodowego w Krakowie, wśród 16-tu zachowanych.

cytat za: z ekspertyzy mgr Ireny Bobrowskiej z 29.04.1980.
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Absolwent krakowskiej Szkoły Sztuk Pięknych w klasie Jana Ma-
tejki i paryskiej École des Beaux-Arts. Urodził się w 1854 roku 
w Radomiu. Dzieciństwo spędził w rodzinnym wspólnie ze star-

szą siostrą Bronisławą urodzoną w 1853 r., młodszym bratem Teodorem 
urodzonym w 1857 r. i młodszą siostrą Heleną urodzoną w 1861 r. W 1865 
roku zmarł brat artysty, co zwróciło jego uwagę w stronę mistycyzmu 
i duchowości. Wydarzenia Powstania Styczniowego były znamienne 
dla jego przyszłej twórczości. Wychowany w patriotycznej atmosferze 
domu rodzinnego oraz kształcony między innymi przez wybitnego lite-
rata Alfonsa Dygasińskiego wybitnego pedagoga, uczestnika powstania 
styczniowego i pisarza pozytywistycznego, Malczewski obierze później 
wątek patriotyczny za wiodący dla całej swojej twórczości co znajdzie 
wyraz w obrazach syberyjskich, wielu przedstawieniach Ellenai, ale tak-
że licznych symbolach na jego obrazach: kajdanach, jakuckiej czapce, 
wojskowym szynelu, o którym w przyszłości powie, że był mu wiernym 
towarzyszem przez całe życie. Już w czasach nauki w gimnazjum Jacek 
Malczewski poznał Józefa Brandta, który często bywał w Radomiu u swo-
jego wuja Stanisława Lessla. W 1872 r. pokazano Matejce prace młodego 
Malczewskiego. Jan Matejko skierował list do jego ojca w którym pi-
sał: Rysunki kreślone ręką syna Pańskiego Jacka, zdają się wskazywać 
i obiecywać niepośledni talent malarski, którego rozwinięcia nie należy 
może zbyt długo przetrzymywać. Za sprawą tej sugestii w 1873 r. Jacek 
Malczewski przerwał naukę w gimnazjum i został przyjęty na pierwszy 
rok studiów w Szkole Sztuk Pięknych. W 1874 r. podczas pobytu w Rado-
miu namalował swój pierwszy olejny obraz Portret siostry Heleny przy 
fortepianie. We wczesnym okresie twórczości malował w duchu szkoły 
Jana Matejki. Były to utrzymane warsztacie akademizmu XIX-wiecznego, 
portrety, sceny rodzajowe i tematy związane z martyrologią Polaków po 
powstaniu styczniowym (Śmierć Ellenai, Niedziela w kopalni, Na etapie, 
Wigilia na Syberii). Od lat dziewięćdziesiątych XIX wieku tworzył obrazy 
o treściach symbolicznych z przenikającymi się wątkami patriotyczny-
mi, biblijnymi, baśniowymi, literackimi i alegoryczno-fantastycznymi. 

Ponadto malował wiele portretów, głównie w pejzażu, oraz wyjątkowo 
ważnych dla odczytania postaci tego artysty autoportretów. 
W 1880 podróżował do Włoch. W latach 1884-1885 jako artysta wziął 
udział w naukowej ekspedycji Karola Lanckorońskiego do Małej Azji. 
Był także w Grecji i we Włoszech. W latach 1885-1886 przebywał przez 
kilka miesięcy w Monachium. Po powrocie zamieszkał na stałe w Kra-
kowie, gdzie był przede wszystkim profesorem w Szkole Sztuk Pięknych 
przekształconej w 1900 roku w Akademię Sztuk Pięknych. Dwukrotnie 
też mianowany był jej rektorem. Latem 1886 roku na weselu córki profe-
sorostwa Janczewskich artysta poznał Marię Gralewską z którą rok póź-
niej wziął ślub w kościele Mariackim. Rok później urodziła się im córka 
Julia, a w 1892 r. Rafał – przyszły malarz. Około 1892 r. i pobytu w Mona-
chium rozpoczyna się w twórczości malarza faza dojrzałego symbolizmu 
z zawsze obecną problematyką losu, ojczyzny, człowieka, artysty, sztuki. 
Doświadczenia monachijskie, młodopolska atmosfera Krakowa, a także 
klimat domu rodzinnego, połączyły się i dojrzały wielkich symbolicznych 
obrazach Melancholia i Błędne koło. W 1898 r. śmierć matki a jeszcze 
wcześniej ojca oraz brata odcisnęła mocne, smutne piętno na dziełach 
Malczewskiego. Refl eksja nad życiem, przemijaniem i śmiercią, zostanie 
uosobiona na obrazach w postaci anioła śmierci – Thanatosa. Około 
1900 r. artysta związał się z Marią Balową, która była przez lata najwięk-
szą spośród muz artysty. Miłość ta zaważyła na charakterze twórczości 
Jacka Malczewskiego, który przedstawiał Marię we wszelkich obliczach 
– jako dumną Polonię, zwycięską Nike, kuszącą Eurydykę, spokojną Tha-
nathos i zwodniczą chimerę.
Malczewski oprócz pracy na krakowskiej Akademii działał aktywnie 
w krakowskim środowisku artystyczny i kulturalnym. Należał do Towa-
rzystwa Artystów Polskich „Sztuka”, której w 1897 r. był współzałożycie-
lem oraz od 1908 r. do Grupy Zero, z którymi licznie wystawiał. W ostat-
nich latach życia przebywał głównie w Lusławicach i Charzewicach k. 
Zakliczyna. Pod koniec życia dotknięty ślepotą, zmarł 8 października 
1929 r.

JACEK MALCZEWSKI

Polska – to te pola, miedze, wierzby przydrożne, nastrój wsi o zachodzie słońca, ta chwila tak jak teraz – to 
wszystko jest bardziej polskie niż Wawel, to jest to co artysta-Polak powinien się przede wszystkim starać 
wyrazić.

wywiad z Jackiem Malczewskim w Wiadomościach Literackich z 1925 r.
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JACEK MALCZEWSKI (1854 – 1929)

PORTRET MARII HEYDEL Z BONARSKICH, 1892

olej, deska, 40,5 x 33 cm
sygn. p.d.: J.Malczewski 92

Cena wywoławcza: 80 000 zł
Estymacja: 90 000 – 120 000 zł

PROWENIENCJA:
Belgia, kolekcja rodziny Heydel
aukcja Domu Aukcyjnego Unicum, 1.03.1998, poz. 72
lata 30te XX w. własność Adama Heydel (krewnego i przyjaciela artysty, syna portretowanej)

REPRODUKOWANY:
Heydel A., Jacek Malczewski, Kraków, 1933, tabl. 6 (barwna)
katalog aukcji Domu Aukcyjnego Unicum, 1.03.1998, poz. 72. (reprodukowany na okładce)
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14
JACEK MALCZEWSKI (1854 – 1929)

PORTRET MĘŻCZYZNY NA TLE PEJZAŻU, 1920

olej, płótno, 60 x 93 cm
sygn. p.d: J Malczewski 1920

Cena wywoławcza: 380 000 zł
Estymacja: 450 000 – 550 000 zł

PROWENIENCJA:
Warszawa, kolekcja prywatna
Gdańsk, kolekcja prywatna
Nowy Jork, kolekcja Ewy i Wojciecha Fibaków
Paryż, 1979 – kolekcja J. Studzińskiej

REPRODUKOWANY:
Malarstwo polskie w kolekcji Ewy i Wojciecha Fibaków [katalog wystawy], Muzeum Narodowe, oprac. Wł. Jaworska, Warszawa-Poznań-Kraków, 1992, s. 20.
Polski Paryż. Ecole de Paris. Kolekcja Wojciecha Fibaka [katalog wystawy], Muzeum Narodowe w Szczecinie, 1999, s. 48.
katalog aukcji Domu Aukcyjnego Polswiss Art, 15.10.2000, poz. 15.
katalog aukcji Domu Aukcyjnego Desa Unicum, 2008
katalog aukcji Domu Aukcyjnego Polswiss Art, 18.06.2013, poz. 8.

WYSTAWIANY:
Muzeum Narodowe w Warszawie, Malarstwo polskie w kolekcji Ewy i Wojciecha Fibaków oprac. Wł. Jaworska, 1992.
Muzeum Narodowe w Poznaniu, Malarstwo polskie w kolekcji Ewy i Wojciecha Fibaków oprac. Wł. Jaworska, 1992.
Muzeum Narodowe w Krakowie, Malarstwo polskie w kolekcji Ewy i Wojciecha Fibaków oprac. Wł. Jaworska, 1992.
Muzeum Narodowe w Szczecinie, Polski Paryż. Ecole de Paris. Kolekcja Wojciecha Fibaka, 1999.

Przez całe swoje twórcze życie Jacek Malczewski malował osoby ze 
swojego otoczenia, znane i mniej znane. Zostawił nam wizerunki wy-
bitnych uczonych, malarzy, pisarzy, artystów, przemysłowców i portre-
ty osób bliżej nieokreślonych, które jednak przez to, że są bohaterami 
jego obrazów urastają do rangi osób ważnych i znamiennych. Pracował 
zawsze według skrystalizowanego schematu, w którym głównym moty-
wem jest postać ludzka malowana do pasa, czasem w popiersiu. Domi-
nującym elementem nad całym obrazem jest zawsze głowa człowieka 
i wyraz ludzkiej twarzy. Dopracowany jest w nich najmniejszy szczegół: 
ruch, nachylenie, grymas, spojrzenie, gest, tak, że ów szczegół staje się 
głównym środkiem wypowiedzianej myśli artystycznej. Portretowani 
Malczewskiego są zazwyczaj zapatrzeni, zasłuchani w jakieś odgłosy 
ze świata, jak pisał Adam Heydel "o wspaniale wydobytej, pięknej, pol-
skiej rasie". Cechą charakterystyczną są stroje postaci. Najczęściej są 
to kostiumy historyczne lub fantastyczne stylizacje będące wytworem 
wyobraźni artysty. Drugim stałym elementem portretów jest krajobraz, 
który staje się akompaniamentem do osobowości przedstawianego 
człowieka. Niewątpliwie jest on uzupełnieniem obrazu, mówiącego 
o człowieku, o jego życiu i duszy. Pejzaż jest zawsze ukazany w pewnej 
stylizacji, zachowując elementy realizmu i właściwie zawsze jest polski: 
polska wieś w tle, polski dwór, polski las, polskie pola i drogi. Ale co 
najważniejsze, elementy pejzażu nie mają tylko swoistego znaczenia; 
płotek, słup telegrafi czny, zagajnik czy prosta dróżka są motywami naj-
częściej z dzieciństwa lub też tymi motywami, które łączą się ze wspo-

mnieniami artysty. Pejzaż malował artysta zawsze z pamięci. Częstym 
motywem były też elementy zaczerpnięte z mitologii greckiej. To prze-
dziwne pomieszanie realistycznych elementów z wytworami wyobraź-
ni sprawia, że drugi plan portretów jest niemalże oddzielnym dziełem 
sztuki, powiązanym z osobą portretowaną, ale opowiadającym swoją 
historię, snującym swoją bajkę. 
W prezentowanej pracy z 1920 roku sportretowany został dostojny męż-
czyzna w dojrzałym wieku. W białej koszuli, z narzuconym na ramiona 
płaszczem, jest w drodze. Lekko oparty o ozdobny koniec laski zdaje się 
na chwilę odpoczywać, zapatrzony w coś przed nim czule i z tkliwością. 
Z całej postaci mężczyzny bije niespotykany spokój i elegancja. Mamy 
nieodparte wrażenie, że portretowany jest osobą mądrą i doświadczo-
ną i niewątpliwie dystyngowaną. W pejzażu na drugim planie szeroko 
rozciąga się równina z widoczną po lewej stronie drogą. Podąża nią po-
stać odziana w rzymskie szaty z harfą – symbolem poezji, śpiewu, tańca 
i czystości, ale też biblijnym symbolem proroctwa. Po prawej stronie, 
w partii nieba chmury układają się w postać dziwnego stwora, strasz-
nego i pięknego zarazem, który stanowi przeciwwagę dla spokojnej po-
staci z harfą po prawej stronie. Praca powstała w jasnej, ciepłej tonacji, 
przywodzi na myśl niemalże niebiańską stylistykę, jednocześnie tchnąc 
niesamowitym spokojem. Należy do najbardziej poszukiwanych prac 
artysty, z serii obrazów osobistych, w których najważniejszy jest własny 
stosunek twórcy do portretowanego i wynikający stąd charakter pracy. 
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15
JACEK MALCZEWSKI (1854 – 1929)

PORTRET MICHALINY JANOSZANKI, 1916

olej, tektura, 100 x 71 cm
sygn. l.d.: JMalczewski 1916
na odwrocie: pieczątka Salonu Artystów Malarzy Polskich z opisem pracy i tytułem „Nike”, pieczęć-gwarancja 
autentyczności Salonu Artystów Malarzy Polskich, oraz dwa stemple: Dekoracyjny Antykwariat / K. Kaniewski i S-k/ Nowy 
Świat 64 w Warszawie, oraz nalepka wystawowa z Muzeum im. Jacka Malczewskiego w Radomiu z opisem pracy

Cena wywoławcza: 800 000 zł
Estymacja: 1 100 000 – 1 400 000 zł

PROWENIENCJA:
Polska, kolekcja prywatna
Warszawa, kolekcja prywatna

REPRODUKOWANY:
Krzysztofowicz-Kozakowska S., Jacek Malczewski. Życie i Twórczość, Wydawnictwo Kluszczyński, Warszawa, 2008, s. 36.
Jacek Malczewski [katalog wystawy], Muzeum im. Jacka Malczewskiego w Radomiu, 2004.

WYSTAWIANY:
Muzeum im. Jacka Malczewskiego w Radomiu, Jacek Malczewski, 1.10.2004 – 23.01.2005.

(…) Miłością się nie bawił, uważał ją za sakrament. Był skłonny do najwyższych egzaltacji uczuć i zdolny 
do miłości najsubtelniejszej, a jednak mam przekonanie, że kochał fantomy swojej wyobraźni (…) 
A poeta musi kochać kobietę. Malczewski był poetą pędzla. – Michalina Janoszanka

Sprawy ciała w oderwaniu od duszy, były mu i zostały czymś niskiem i odrażającem. Uznawał 
tylko wielkie uczucia, znał tylko zmysły albo idealną miłość, nie znosił pospolitości.

Adam Heydel Jacek Malczewski. Człowiek i artysta, Karków 1933
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Całą rozległą twórczość Jacka Malczewskiego, tak różnorodną, spina 
jak klamrą jedna rzecz wspólna – pasja uczuć. Przez wszystkie jego ma-
larskie dzieła przeziera bądź to umiłowanie ojczyzny, bądź umiłowanie 
człowieka z jego wielkością ale też słabościami i nieuchronnym losem. 
Artysta troskliwie pochyla się nad każdym aspektem życia, nadając mu 
niezwykłe formy malarskie i przenosząc niejednokrotnie w inny wymiar 
istnienia, zespalając niejakoby naszą egzystencję z cudownym świa-
tem baśniowym istniejącym w tle. Chcąc znaleźć prawidłowość w tym 
ogromie piękna, jakie nam pozostawił możemy zauważyć, że właściwie 
istnieje tylko jedna wielka zależność. Jego twórczość żyła zawsze w po-
łączeniu z własnymi przeżyciami, była wyrazem wewnętrznych przemy-
śleń artysty, wydarzeń, których był częścią, ludzi którzy stawali na jego 
drodze. Stąd nie sposób pominąć ogromnej roli kobiet tak w twórczości 
artysty, jak i analogicznie w jego życiu. Niezliczone ucieleśnienia chi-
mer, meduz, muz, śmierci, harpii mają twarze kobiet, z którymi żył, które 
kochał, które były ważne, jak nie najważniejsze w jego życiu. Niezwykle 
wzruszające portrety matki oraz sióstr z różnych okresów życia przepla-
tają się z emocjonalnymi, mocnymi w wyrazie obrazami symbolicznymi, 
gdzie modelkami są kobiety jego życia: żona – Maria Gralewska, Maria 
Balowa oraz Michalina Janoszanka. Każda z tych kobiet ucieleśniała 
inną sferę potrzeb emocjonalnych artysty, ale każda była jak świadec-
two jego bogatego życia wewnętrznego i dążenia do tego co w życiu 
najważniejsze. Marię Gralewską, córkę krakowskiego aptekarza, poznał 
Jacek Malczewski wiosną 1886 roku. Jak pisze w swoim opracowaniu 
Adam Heydel artysta od zawsze chciał założyć rodzinę. Wielka troska 
o rodzinę, której nie zawsze był w stanie zapewnić odpowiednie środ-

ki fi nansowe towarzyszyła artyście właściwie od zawsze. Małżeństwo 
z Marią było wprawdzie pełne sprzeczności i żalów, ale nie było pozba-
wione uczucia i ciepła, tymbardziej gdy na świecie pojawiły się dzieci: 
Julia i Rafał. Artysta portretował żonę wielokrotnie. Były to ujęcia raczej 
konwencjonalne, ale z wielką estymą traktujące bardzo ciekawą twarz 
modelki i nie pozbawione charakterystycznego oddania i ciepła. Maria 
Malczewska nie uczestniczyła raczej w życiu artystycznym i towarzyskim 
męża, stanowiła jednak tak potrzebne twórcy zaplecze codzienności, 
co on wielokrotnie podkreślał i doceniał, mimo przykrości, jakie zapew-
ne sprawiać mu musiały częste pretensje z jej strony. Około roku 1895 
Malczewski poznał Marię Balową – kobietę bogatą , bywającą w najlep-
szych polskich salonach, wykształconą i bardzo piękną. Uczucie, które 
z taką siłą wybuchło przełożyło się na wiele prac, których wymowy nie 
sposób nawet czasami jednoznacznie opisać. Romans, który oprócz 
oczywistych uniesień przynosił Malczewskiemu również wiele udręk 
i wyrzutów sumienia, był samoistnie kopalnią natchnienia w przeróż-
nych wariantach. Zakończony przez samego artystę, a właściwie po-
święcony na ołtarzu większej, ważniejszej sprawy jaką była ojczyzna 
przyniósł polskiej sztuce bodaj najbardziej barwne i ciekawe przedsta-
wienia symboliczne kobiety. Kontynuacją ich była ostatnia znacząca 
znajomość artysty, być może nawet najważniejsza jeśli brać pod uwagę 
pokrewieństwo dusz w każdym wymiarze. Ostatnia wielka muza Mal-
czewskiego – to Michalina Janoszanka, późniejsza artystka i poetka, 
wielka admiratorka jego osoby i twórczości. Tak jakby łaskawy los zesłał 
artyście jeszcze raz możliwość upragnionego natchnienia, jakby jeszcze 
raz pozwolił nacieszyć sie jemu i nam tą ogromną pasją uczuć. 

Była w życiu Malczewskiego jeszcze jedna kobieta – jego powiernica, przyjaciółka, modelka – Michalina 
Janoszanka, równolatka i koleżanka jego córki, Julii, a także malarka i pisarka zafascynowana 
osobowością i talentem Jacka, który był dla niej „(…) ideałem artysty i człowieka, (…) jednym z największym 
współczesnych Polaków, pieśniarzy ojczyzny”. Ona zaś była dla niego „duszą bratnią”, „duszą miłą”, „siostrą 
miłą”, „dzieciusiem”. Poznała go będąc jeszcze dzieckiem, w czasie zaręczyn jej wuja Kaniewskiego z siostrą 
Marii Malczewskiej, a następnie wzrastała w atmosferze kultu dla artysty – przesiadywała w kolejnych jego 
pracowniach, obserwując jak mistrz maluje; słuchała jego zwierzeń nawet na temat jego pierwszej miłości 
do Wandy Karczewskiej; niemal codziennie bywała w kolejnych mieszkaniach Malczewskich, towarzyszyła 
Jackowi w wyprawach do teatru. Na pewno też pod jego wpływem podjęła naukę na Wyższych Kursach dla 
Kobiet im. Adriana Baranieckiego, a następnie studia w akademii wiedeńskiej; korzystała też ze wskazówek 
malarskich mistrza. W 1931 roku opublikowała niezwykle emocjonalnie napisaną książkę Wielki Tercjarz – 
moje wspomnienia o Jacku Malczewskim. Po rozstaniu Malczewskiego z Marią Balową Janoszanka była jego 
długoletnią modelką. 
Jej rysy mają liczne Polonie, Pytie, Nike, głowy aniołów malowane po 1914. Była też wielokrotnie 
portretowana przez artystę; najpierw jako dziecko w ogrodzie na Zwierzyńcu, potem już jako kobieta 
dojrzała. Jednym z piękniejszych jej wizerunków jest intrygujący portret z 1916 roku – młodej, dorodnej 
kobiety w białej szacie ukazanej na tle bujnego parku.

Stefania Krzysztofowicz-Kozakowska Jacek Malczewski. Życie i twórczość, Wydawnictwo Kluszczyński, 2008
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16
WOJCIECH WEISS (1875 – 1950)

ŻONKILE W DZBANIE

olej, tektura, 62,5 x 48 cm
sygn. p.d.: WWeiss

Cena wywoławcza: 17 000 zł l
Estymacja: 18 000 – 20 000 zł

17
STANISŁAW CZAJKOWSKI (1878 – 1954)

PEJZAŻ Z OSTRÓWKA

olej, płótno, 68 x 97 cm
na blejtramie odręczny napis: pejzaż z Ostrówka / St. Cz. inw. 382

Cena wywoławcza: 18 000 zł l
Estymacja: 19 000 – 20 000 zł
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18
JULIAN FAŁAT (1853 – 1929)

WĘDRÓWKA

akwarela, papier, 43 x 78 cm (w świetle oprawy)
sygn. p.d.: jFałat

Cena wywoławcza: 25 000 zł
Estymacja: 30 000 – 40 000 zł

19
JULIAN FAŁAT (1853 – 1929)

POLOWANIE NA ŁOSIE, 1917

gwasz, tektura, 54 x 95 cm
sygn. l.d.: jFałat 1917

Cena wywoławcza: 45 000 zł
Estymacja: 50 000 – 60 000 zł
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20
WLASTIMIL HOFMAN (1881 – 1970)

ZWIASTOWANIE, 1944

olej, płótno, 40 x 82 cm (w świetle oprawy)
sygn. p.d.: Wlastimil / Hofman / Nazaret / 1944

Cena wywoławcza: 45 000 zł l
Estymacja: 50 000 – 60 000 zł

Wlastimil Hofman urodził się w rodzinie polsko – czeskiej. We wczesnym 
dzieciństwie Hofmanowie przenieśli się do Krakowa, gdzie w latach 
1895-1899 młody Wlastimil studiował w Akademii Sztuk Pięknych w pra-
cowni Jana Stanisławskiego, Józefa Skrzyńskiego i Jacka Malczewskie-
go. Bardzo dużo podróżował, m.in. do Wiednia, Paryża i rodzinnej Pra-
gi. W latach 20. powrócił na krótko do Krakowa by następnie osiąść 
w Szklarskiej Porębie, w której pozostał do swojej śmierci w 1970 roku. 
Kunszt artystyczny Hofmana ceniony był nie tylko w kraju ale i poza jego 
granicami. W roku 1907 jako pierwszy z polaków otrzymał nominację 
na członka Wienner Secession Galerie, a w 1921 jako drugi, po Oldze 
Boznańskiej, Polak został członkiem Societe Nationale de Beaux Arts 
w Paryżu. Hofman uznawany jest za kontynuatora wyznaczonej przez 
Malczewskiego linii malarstwa symbolicznego zarówno w zakresie po-
dejmowanych motywów ikonografi cznych jak i stosowanej stylistyki 
oraz kompozycyjnych rozwiązań. Znamienny dla symbolistycznego 
nurtu pierwiastek baśniowy i mistyczny łączy się w malarstwie Hofma-
na z młodopolską fascynacją światem polskiej wsi. W twórczości artysty 
dominują przedstawienia lirycznych Madonn, młodych chłopek i dzieci, 
włóczęgów, uskrzydlonych aniołów i grających na fujarkach faunów. 
Silny pierwiastek religijny i baśniowy sprawia, że w twórczości artysty 
świat realny miesza się ze światem fantastycznym. Zgodnie z nurtem 
symbolicznym Hofman często podejmował również w swoim malar-
stwie motyw starości i młodości oraz temat życia jako wędrówki, którą 
rozpoczynamy w momencie narodzin. Do jednych z najbardziej ulubio-
nych bohaterów malarstwa Hofmana należały dzieci, które w warstwie 
symbolicznej i alegorycznej często przedstawiał pod postacią aniołów 

odwołując się w ten sposób do cnót niewinności i czystości. Obecność 
dzieci na płótnach Hofmana interpretowana jest również jako nawią-
zanie do szczęśliwości lat dziecinnych. Niewątpliwie jednak przedsta-
wienia te nacechowane są silnym pierwiastkiem symbolicznym i nie 
brak w nich melancholii i zadumy. Tadeusz Dobrowolski, pisząc o korze-
niach sztuki Hofmana wyraźnie wskazuje na tradycję i atmosferę jaka 
panowała w Polsce końca XIX i początku XX wieku. Rozpoczynający 
wówczas karierę Hofman kształtował się pod wpływem burzliwych cza-
sów. Jak podkreśla Dobrowolski Hofman należał do pomatejkowskiego 
pokolenia artystów, którzy negowali historyzm w malarstwie i szuka-
li dla siebie nowych ścieżek rozwoju twórczego. Hofman odnalazł się 
w symbolizmie, w tej swoistej odmianie antropocentryzmu początku XX 
wieku, która na piedestał wyniosła duszę człowieka. Zatem, podobnie 
jak w sztuce Wojtkiewicza, Malczewskiego, czy innych przedstawicieli 
symbolizmu polskiego, w twórczości Hofmana ogromną rolę odgrywały 
tematy obrazu, niosące z sobą konkretne, często głębokie treści. Jed-
nak warstwa symboliczna nigdy nie przesłoniła całkowicie fascynacji 
Hofmana rzeczywistością. Jak pisze Dobrowolski nośnikami symbolicz-
nych treści „byli jednak zwykli ludzie, idealizowani chyba wyjątkowo” 
a „(…) symbolizm Hofmana jest bardzo ziemski, chciało by się rzec chto-
niczny, odarty z brutalności, liryczny”. Malarstwo Wlastimila Hofmana 
pozostaje twórczością ciągle zaskakującą przez mnogość interpretacji 
a niesione przez nią treści alegoryczne i symboliczne rodzą potrzebę po-
głębiania studiów nad spuścizną artysty. Malarstwo Hofmana przyciąga 
i intryguje – to sprawia, że cieszy się niesłabnącym zainteresowaniem 
na rynkach aukcyjnym i antykwarycznym. 
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21
STANISŁAW IGNACY WITKIEWICZ (WITKACY) (1885 – 1939)

EUGENIA DUNIN-BORKOWSKA Z FIRANKĄ, OK. 1912

węgiel, papier żeberkowy, 60,5 x 43,5 cm
niesygnowany
na odwrocie szkic portretu młodej kobiety

Cena wywoławcza: 55 000 zł
Estymacja: 80 000 – 100 000 zł

PROWENIENCJA:
Warszawa, kolekcja prywatna
Warszawa, kolekcja prywatna Janusza Jeliaszewicza
Kraków, ok. 1970 zakup w antykwariacie Desa

REPRODUKOWANY:
Jakimowicz I., Stanisław Witkiewicz 1885-1939, Muzeum Narodowe w Warszawie, 1990, il. 120. poz. kat. I 163.

WYSTAWIANY:
Muzeum Narodowe w Warszawie, Witkacy. Stanisław Ignacy Witkiewicz (1885-1939). Dzieło malarskie, grudzień 1989 – luty 1990.



64 / AUKCJA DZIEŁ SZTUKI 65/

22
STANISŁAW IGNACY WITKIEWICZ (WITKACY) (1885 – 1939)

PORTRET STANISŁAWA NIKLASA, 1920

węgiel, pastel, papier szarozielony, 55 x 49 cm (w świetle oprawy)
sygn. i opisany p.g.: Ignacy Witkiewicz 1920 T.B.

obraz posiada ekspertyzę dr Anny Żakiewicz

Cena wywoławcza: 45 000 zł
Estymacja: 50 000 – 70 000 zł

PROWENIENCJA:
Warszawa, kolekcja prywatna
Kraków, kolekcja rodziny Niklas

Po powrocie z Rosji, gdzie spędził lata I wojny światowej, Witkacy kontynuował rozpoczętą tam działalność 
wykonywania portretów węglem i pastelami. Na ogół artysta otrzymywał za nie honoraria, niekiedy 
jednak rewanżował się portretami za najrozmaitsze przysługi – pożyczki, gościnę, opiekę medyczną. 
W latach 1919-1920 sportretował kilku członków rodziny Niklasów, prawdopodobnie w rewanżu za gościnę 
w Krakowie (…). Portret Stanisława Niklasa (1864-1943) powstał w 1920 r. W czasie I wojny światowej 
służył on w armii austro-węgierskiej, a następnie (od 1918 r.) w Korusie Kontrolerów Wojska Polskiego. 
W 1923 r. przeszedł na emeryturę w stopniu generała brygady. Witkacy sportretował go w mundurze 
z dystynkcjami ofi cerskimi, na tle pejzażu z licznymi wybuchami oraz unoszącymi się białymi chmurkami – 
efektami wybuchów. Popiersie ofi cera Witkacy potraktował realistycznie, zgodnie z wymogami i tradycją 
gatunku, tło zaś narysowane jest dość schematycznie, pejzaż bitewny służy określeniu profesji modela. 
Jest to przejaw specyfi cznego poczucia humoru artysty i jego potrzeby kreowania rzeczywistości. 
Kolorystyka portretu jest oszczędna – został narysowany głównie węglem, z mocnymi akcentami 
bieli w twarzy, włosach, zaroście oraz guzikach munduru i chmurkach w tle. Kontur munduru artysta 
delikatnie podkreślił różem. Styl ten jest charakterystyczny dla tego okresu twórczości Witkacego, który 
tylko w wizerunkach swoich bliskich osób używał jaskrawych barw raz ekspresyjnie deformował twarze. 
Konserwatywna publiczność krakowska zdecydowanie wolała wówczas portrety tradycyjne, więc artysta 
spełniał te oczekiwania, dokumentując zarazem obraz tego środowiska. 

Portret obok sygnatury nosi adnotacje „T.B”, które według Regulaminu stworzonej w 1925 r. jednoosobowej 
Firmy Portretowej „S.I. Witkiewicz” oznaczała „typ B” – „rodzaj charakterystyczny, jednak bez cienia 
karykatury (…) stosunek do modela obiektywny”. Portret Stanisława Niklasa jak najbardziej te założenia 
spełnia. Pochodzi on ze zbiorów rodzinnych, nie był nigdy publikowany, wystawiany ani sprzedawany. 
Dzieł z tego okresu zachowało się niewiele, ujawnienie każdego z nich jest więc godnym uwagi 
wydarzeniem poszerzającym obraz życia i twórczości Witkacego.

cytat za: z ekspertyzy dr Anny Żakiewicz z dnia 10.06.2016
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STANISŁAW IGNACY WITKIEWICZ (WITKACY) (1885 – 1939) 

PORTRET ZDZISŁAWA CZERMAŃSKIEGO, 1926

pastel, szary papier 57 x 44 cm
sygn. i opisany u dołu: NP 22,23 1926 I T.B Ignacy Witkiewicz

Cena wywoławcza: 45 000 zł
Estymacja: 50 000 – 70 000 zł

PROWENIENCJA:
Warszawa, kolekcja rodzinna
Warszawa, kolekcja prywatna Zdzisława Czermańskiego
zakup od artysty

Stanisław Ignacy Witkiewicz zwany Witkacym był pisarzem, dramatur-
giem, grafi kiem, karykaturzystą, malarzem i przede wszystkim portre-
cistą. To jeden z czołowych przedstawicieli polskiej sztuki początku XX 
wieku, syn malarza i twórcy stylu zakopiańskiego Stanisława Witkie-
wicza. Ojciec był zdania, że tradycyjne szkolnictwo jest ograniczające, 
dlatego małego Stasia uczyli w domu nauczyciele pozwalający mu na 
samodzielne rozwijanie zainteresowań. Z jednej strony otrzymał on wy-
kształcenie rozległe, z drugiej zaś niesystematyczne. Stało się to w do-
rosłym życiu artysty przyczynkiem do kąśliwych uwag zarzucających 
mu brak dyscypliny w logicznym formułowaniu poglądów. W trybie 
przyśpieszonym skończył kurs ofi cerski i we wrześniu 1915 roku odko-
menderowano go na front w stopniu podchorążego. Został dowódcą 
czwartej kompanii, a w uznaniu zasług w lipcu 1916 roku mianowano 
go podporucznikiem elitarnej Lejb-Gwardii Pułku Pawłowskiego. W tym 
samym miesiącu Witkacy został ciężko ranny podczas bitwy koło wsi Wi-
toneż w zachodniej części Ukrainy (wśród przeciwników armii rosyjskiej 
były tam oddziały Legionów Polskich Józefa Piłsudskiego). Na front już 
nie powrócił. Zwolniony z wojska pod koniec 1917 roku był świadkiem 
rewolucji październikowej. Zdaniem części badaczy brał w niej udział 

i nawet został przez żołnierzy wybrany komisarzem politycznym, choć 
brak na to dowodów. Sam Witkacy, powściągliwy w udzielaniu infor-
macji o rosyjskich doświadczeniach w tamtych latach, napomykał, że 
wśród pułkowych ofi cerów był jedynym, który podkomendnych nie ka-
rał cieleśnie.
Swój kunszt artystyczny młody Witkiewicz rozwijał w krakowskiej ASP 
w pracowni samego Józefa Mehoff era. Podobnie jak ojciec Stanisław 
Ignacy był nie tylko artystą, ale i teoretykiem – autorem m.in. teorii Czy-
stej Formy, wedle której sztuka nie powinna naśladować rzeczywistości, 
lecz budzić uczucia metafi zyczne a poszczególne elementy dzieła po-
winny być skomponowane w taki sposób, aby jego struktura umożliwiła 
jednostce zaznanie „metafi zycznej dziwności”. 
Witkacy dość szybko jednak zrezygnował z malarstwa by od 1925 roku 
poświęcić się całkowicie sztuce portretowej. Jego teorie nie zostały przy-
jęte ze zrozumieniem przez środowisko artystyczne, czuł się w związku 

z tym wypchnięty poza jego margines i rozgoryczony. Dał temu wyraz 
w powieści „Pożegnanie jesieni” (1925) pisząc: Minęły czasy metafi zycz-
nej absolutności sztuki. Sztuka była dawniej jeśli nie czymś świętym, to 
w każdym razie „świętawym” – zły duch wcielał się w ludzi czynu. Dziś nie 
ma w kogo – resztki indywidualizmu życiowego to czysta komedia – ist-
nieje tylko zorganizowana masa i jej słudzy. Od biedy zły duch przeniósł 
się w sferę sztuki i wciela się dziś w zdegenerowanych, perwersyjnych ar-
tystów. Ale ci nikomu już nie zaszkodzą ani pomogą: istnieją dla zabawy 
ginących odpadków burżuazyjnej kultury. Publikował również artykuły, 
polemizował z poglądami współczesnych fi lozofów, pisał tzw. główniak 
„Zagadnienie psychofi zyczne”, ostrzegał, że zanik uczuć metafi zycznych 
prowadzi do rozwydrzenia form artystycznych, które jest końcem sztuki 
w ogóle na naszej planecie. We wrześniu 1936 roku wygłosił referat na 
Kongresie Filozofi cznym w Krakowie. Rok później gościł w Polsce za-
przyjaźnionego z nim niemieckiego fi lozofa Hansa Corneliusa. W tym 
samym roku zrezygnował zupełnie z malarstwa sztalugowego i założył 
Firmę Portretową „S.I.Witkiewicz”. Dla swoich klientów opracował szcze-
gółowy Regulamin. Portrety malowane pastelami i kredkami na papie-
rze podlegały surowej typologii. Nierzadko powstawały pod wpływem 
silnie odurzających leków, alkoholu i narkotyków a sam artysta doku-
mentował swój stan fi rmując prace specjalnym autorskim kodem. Róż-
norodność portretów stworzonych przez Witkacego jest ogromna. Fan-
tazja i poczucie humoru z jakimi operował artysta powodują iż każdy 
z nich jest wyjątkowy. Działalność portretowa ekscentrycznego artysty 
jakim niewątpliwie był Stanisław Ignacy Witkiewicz przyniosła mu sławę 
i uznanie i zaliczana jest do jednego z najdłużej trwających cyklów ma-
larskich w historii polskiej sztuki nowoczesnej. 
W latach 30. stworzył Witkacy serię portretów w typach B i E (bądź mie-
szanych B+E) charakteryzujących się realizmem niemalże fotografi cz-
nym. Ze szczególną emfazą potraktowane są oczy modeli zarówno do-
rosłych jak i dzieci. Stanisław Ignacy Witkiewicz zmarł 18 września 1939 
we wsi Jeziory na Polesiu, śmiercią samobójczą – na wieść o zbrojnej 
napaści Armii Czerwonej na Polskę – (dziś teren Ukrainy). 
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STEFAN FILIPKIEWICZ (1879 – 1944)

STRUMYK LEŚNY, 1932

olej, płótno, 71 x 100 cm
sygn. p.d.: Stefan Filipkiewicz 1932
na odwrocie nalepki: Towarzystwa Przyjaciół Sztuk Pięknych w Krakowie, dwie nalepki wystawowe 
z opisem dzieła w tym jedna z datą listopad 1938, a druga z pieczęcią autorską

Cena wywoławcza: 20 000 zł
Estymacja: 22 000 – 25 000 zł
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ZBIGNIEW PRONASZKO (1885 – 1958)

PORTRET ŻONY, LATA 30. XX W.

olej, płótno, 162 x 124 cm
sygn. z lewej strony: z.pronaszko

Cena wywoławcza: 60 000 zł l
Estymacja: 75 000 – 85 000 zł

PROWENIENCJA:
Warszawa, kolekcja prywatna
aukcja Domu Aukcyjnego Polswiss Art, 24.05.2009

Zbigniew Pronaszko – malarz i rzeźbiarz, którego działalność dotyczyła 
obydwu tych dziedzin sztuki. W 1917 roku Zbigniew wraz z bratem – An-
drzejem oraz Tytusem Czyżewskim, zainicjował otwarcie I Wystawy Ekspre-
sjonistów Polskich. Przedstawił też założenia programowe formizmu, we-
dług którego treść obrazu powinna zawierać się przede wszystkim w jego 
formie i barwie a dzieło ma łączyć w sobie kilka różnych planów tak, by 
stworzona została iluzja trójwymiarowości. W latach 1921 – 1922 twórczość 
malarska Pronaszki nosiła ślady fascynacji formizmem, natomiast rzeźby 
artysty już od 1917 roku zdominowane były przez inspirację kubizmem. 
Mniej więcej od roku 1925 datuje się rozpoczęcie okresu koloryzmu w twór-
czości artysty. Powstałe w tym czasie obrazy charakteryzują się zastosowa-

niem intensywnych, kontrastujących ze sobą barw oraz podkreślaniem 
granic form za pomocą konturu. 
 Lata czterdzieste otworzyły w twórczości Pronaszki okres zdominowany 
przez dbałość o strukturę kompozycyjną. Dekoracyjność jego obrazów wi-
dać przede wszystkim na przykładzie licznych portretów żony, czego przy-
kładem jest prezentowana praca. Postać żony na pierwszym planie w pięk-

nej sukni koloru głębokiej zieleni z białym kołnierzem, upozowana niczym 
damy z obrazów Diego Velázqueza. Najbardziej czarownym elementem 
obrazu jest drugi plan. Po lewej stronie za przesłoniętym kotarą oknem 
widzimy widok na Kopiec Kościuszki w Krakowie. Po prawej stronie mo-
tyw papugi oraz dwóch bawiących się putt w scenerii ogrodowej. Niczym 
w obrazach renesansowych drugi plan dopełnia osobowości portretowa-
nej. Zawiera elementy, które mają dopełniać jej obraz lub się z nią kojarzyć. 
W prezentowanej pracy przebija niezwykle ciepły stosunek artysty do żony, 
panuje w nim bowiem klimat niemalże uwielbienia, a na pewno podniesie-
nia rangi poprzez ciekawe użycie konwencji renesansowej.
Od 1955 roku Zbigniew Pronaszko zaczyna tworzyć coraz bardziej ekspre-
syjne obrazy. Przyczyną jest zapewne śmierć jego ukochanej żony – wy-
darzenie to sprawiło, że artysta coraz częściej zaczyna poruszać tematy 
egzystencjalne. Samotny i nieszczęśliwy twórca stara się wyrazić swoje 
depresyjne nastroje poprzez stosowanie przygaszonych kolorów, które 
skutecznie oddają uczucia rozpaczy i zniechęcenia. Artysta umiera w Kra-
kowie, w 1958 roku. 
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BOLESŁAW BIEGAS (1877 – 1954)

DEMON, 1922

brąz, odlew, 45 x 21 x 25,5 cm
edycja: 1/8 (odlew współczesny)
sygn. na podstawie: B. Biegas / 1922

Cena wywoławcza: 30 000 zł l
Estymacja: 40 000 – 45 000 zł

Jeden z najwybitniejszych modernistycznych malarzy i rzeźbiarzy polskich 
przyszedł na świat w 1877 roku w małej wiosce na Mazowszu. Po wcze-
snej stracie obojga rodziców znajdował się pod opieką warszawskiego 
rzeźbiarza Andrzeja Panasiuka a następnie Aleksandra Świętochowskie-
go, który zorganizował bardzo młodemu wówczas Bolesławowi pierwszą 
wystawę indywidualną w księgarni Wendego w Warszawie. Obdarzony 
wielkim talentem Biegas studiował w Krakowie w Szkole Sztuk Pięknych, 
w pracowni rzeźby Alfreda Dauna i Konstantego Laszczki. Pod wpływem 
fi lozofi  i Stanisława Przybyszewskiego jego twórczość, zarówno malarska 
jak i rzeźbiarska, obracała się wokół tematyki oddającej tajemniczość ludz-

kiej egzystencji. Szybko wyzwolił się spod wpływów stylistyki akademickiej 
tworząc coraz bardziej nowoczesne i uproszczone w formie prace. W 1901 
roku został usunięty z krakowskiej uczelni po tym jak zaprezentował rzeźbę 
Księga życia. Wkrótce potem młody Biegas wyjechał do Paryża. Pracował 
bardzo intensywnie, uczestniczył w licznych wystawach, m.in. w Société 
nationale des Beaux-Arts, Salonie Jesiennym oraz Salonie Niezależnym. 
Indywidualne pokazy twórczości artysty miały miejsce między innymi 
w paryskiej Galerie des Artistes Modernes, Galerie Andre Seligmann, Ga-
lerie Bernheim-Jeune, Galerie Arts et Artistes Polonais, oraz w Londynie, 
Petersburgu, czy Kijowie

Twórczość Biegasa prowokuje, zmusza do refl eksji. To twórczość krążąca wokół 
zagadnienia bytu, losu człowieka, śmierci, nieuchronności wyroków losu, wieczności 
i przeznaczenia. Twórczość układająca się w swoistą, by posłużyć się tytułem książki 
artysty, „Wędrówkę ducha myśli”. Sztuka apollińska i dionizyjska zarazem – związana 
ze zdolnością tworzenia fi kcji i kreacją artystyczną, ale też przepełniona żywiołem 
ekspresji, wywołująca silne uczucia i nastroje. 

Wierzbicka A., Bolesław Biegas czyli Wędrówka ducha myśli. 
cyt. za: AA.VV., Bolesław Biegas. Rzeźba, Warszawa 2012, s. 14.
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BOLESŁAW BIEGAS (1877 – 1954)

PORTRET SFERYCZNY, LATA 20. XX W.

olej, tektura, 41,5 x 36 cm (w świetle oprawy)
sygn. p.d.: B.Biegas

Cena wywoławcza: 60 000 zł l
Estymacja: 80 000 – 100 000 zł

PROWENIENCJA:
Polska, kolekcja prywatna

Obrazy sferyczne pojawiły się w twórczości Bolesława Biegasa tuż po 
zakończeniu pierwszej wojny światowej. Tworzył je początkowo rów-
nolegle z cyklem słynnych Wampirów. Oparte na fi gurze koła obrazy 
sferyczne były próbą harmonijnego połączenia przestylizowanego 
wizerunku ludzkiego z abstrakcyjną ornamentyką, wpisania ludzkiej 
postaci w gęstą siatkę biegnących po łukach linii i przecinających się 
płaszczyzn. Dekoracyjność tego malarstwa oparta jest na linearyzmie 
i mozaikowej kompozycji. Kolor kładziony jest płasko albo przeciwnie, 
drobnymi uderzeniami pędzla, nawiązując tym samym do pointylizmu. 
Mistycyzm tkwi w uśmiechu portretowanych, w ich spojrzeniu i tajem-
niczych gestach. 
Pierwsze sferyczne portrety o tytułach Przestrzeń, Uśmiech światła, 
Zmierzch, Na wolnym powietrzu, W chmurach i Radość pokazane zosta-
ły publiczności na Wystawie Artystów Malarzy i Rzeźbiarzy Polskich na 
rzecz Inwalidów z Armii Polskiej we Francji (listopad 1918). Natomiast 
w 1919 roku miała miejsce pierwsza wystawa Biegasa w całości poświę-
cona sferyzmowi, która odbyła się w Pavillon de Magny w Paryżu. O tym 
jak wielkie poruszenie wywołała świadczy chociażby tytuł anonimo-

wego artykułu, który ukazał się w „L’Eclair” 20 marca 1919 roku, a który 
brzmiał: Sztuka czy mistyfi  kacja? Kubizm nie żyje! Poznajemy teraz „sfe-
ryzm”… który niemalże sprawi, że będziemy żałować jego poprzednika! 
Michel Georges-Michel, główny kronikarz Montparnasse’u, w „Paris-Mi-
di” z dnia 18 maja 1919 roku tak pisał o sferycznych obrazach Biegasa: 
(…) Bolesław Biegas wynalazł także sferyzm, a my byliśmy pierwszymi, 
którzy oznajmili: jest w nim zdecydowanie więcej z futuryzmu niż z ku-
bizmu, gdyż artysta szuka tu ekspresji dynamicznej. Wyobraźcie sobie 
dużą liczbę okręgów, w których każda mała ścięta ćwiartka jest zabar-
wiona, pomalowana inaczej i współtworzy dekoracyjną całość fi gury. 
Rodzi się z tego bogactwo barw, a nawet wyraz, jaki osiągają jedynie 
witraże, mozaiki lub freski. 
Cyklem obrazów sferycznych artysta ugruntował sobie opinię malarza 
awangardowego, który odciął się od panującej wówczas mody na ku-
bizm. Równie gorąco wielbiony co krytykowany Bolesław Biegas był 
niewątpliwie jedną z najbardziej kluczowych postaci paryskiego świata 
artystycznego początku XX wieku. 
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BOLESŁAW BIEGAS (1877 – 1954)

GENERAŁ MICHEL JOSEPH MAUNOURY, 1945 – 1946

olej, sklejka, 74 x 57 cm
sygn. p.d.: B.Biegas

Cena wywoławcza: 160 000 zł l
Estymacja: 200 000 – 250 000 zł

REPRODUKOWANY:
The New York Times, 16 czerwca 1949.
Deryng X., Bolesław Biegas, Polskie Towarzystwo Historyczno-Literackie, Biblioteka Polska 
w Paryżu, 2011, s. 146.
Bolesław Biegas 1877-1954, [katalog wystawy], Muzeum Mazowieckie w Płocku, 2014, s. 14.

WYSTAWIANY:
Paryż, Wystawa w atelier artysty przy Rue de Bagneux 3bis, 1948.
Muzeum Mazowieckie w Płocku, Bolesław Biegas 1877-1954, 2014.

Sceptycyzm polityczny determinuje ostatnie obrazy Biegasa, który tworzy 
serię personifi kacji narodów, a także portrety najwyższych głów państw kra-
jów zaangażowanych w II wojnę światową. (…) Ta dwudziestka obrazów 
stanowi także ostatnie przedłużenie sferyzmu. Odróżniają się jednak one od 
obrazów z lat dwudziestych, gdyż poplątane kręgi ukazują się jedynie w tle. 
Sieci cyrkularnie zacierają się w efekcie na twarzach wykonanych przy uży-
ciu struktury puentylistycznej. (…) Twarze polityków mają wyraz, który nie 
pozwala zgadywać ich przekonań, jak gdyby Biegas umieścił na jednym 
planie obrońców demokracji i dyktatorów. Uśmiech Stalina, którego głowa 

odznacza się na czerwonym okręgu, jest dyskretny, podobnie jak uśmiech 
Churchilla. Musolini i Hitler mają wygląd jakby przemawiali do partyzantów, 
którzy nie zostali przekonani przez aliantów. (…) Polskę przedstawiają dwa 
portrety, Józefa Piłsudskiego, wobec którego Biegas odczuwał prawdziwy 
podziw oraz Ignacego Paderweskiego. (…) Biegas zaprezentuje swoje por-
trety polityczne podczas ostatniej wystawy, którą zorganizuje w swojej pra-
cowni między 14 czerwca a 7 lipca 1949 roku. (…) Ekspozycja obejmowała 18 
portretów politycznych, 18 personifi kacji narodów i 18 portretów sferycznych. 
Wszystkie 18 portretów politycznych dotarło do naszych czasów. Za to nie 
istnieje żaden ślad personifi kacji narodów. Wszystkie obrazy zniknęły. Nie po-

jawiają się one także na jedynej istniejącej fotografi i tej wystawy. – X. Deryng 
Bolesław Biegas, Paryż, 2011.
Na fotografi i tej Biegas pozuje w swojej pracowni otoczony licznymi ob-
razami sferycznymi. Rozpoznajemy z łatwością portrety Paderewskiego 
i Clemenceau, dwa obrazy sferyczne z lat dwudziestych: Tunhuz, w części 
zakryty wazonem z kwiatami, Melancholia, Taniec zwycięstwa oraz portret 
z serii przywódców wojennych – Genrała Michela Josepha Maunoury (1847 
– 1923). Choć portrety z tej serii przedstawiają głównie postaci związane z II 
wojną światową, kilka z nich odwołuje się do wydarzeń I wojny światowej, 
w tym prezentowany obraz. Maunoury był generałem francuskim awan-
sowanym pośmiertnie na Marszałka Francji, który odegrał ważną rolę we 
francuskiej armii. Od 24 października 1910 Wojenny Gubernator Paryża. Od 
1 grudnia 1910 członek Wyższej Rady Wojennej. Armia gen. Maunoury przy-
czyniła się w dużym stopniu do zwycięstwa w bitwie nad Marną. 5 września 
1915 został Wojennym Gubernatorem Paryża, jednak ze względu na cho-
robę zmuszony był odejść z tego stanowiska. Portret ten stanowi bardzo 
rzadką propozycję kolekcjonerską, udokumentowaną, i pochodzącą z nie-
zwykle autorskiego i nielicznego cyklu.

Bolesław Biegas, malarz i rzeźbiarz polskiego pochodzenia mieszka w Paryżu od 1902 roku. 
Jego teoria malarstwa i niektórych jego rzeźb opiera się na ruchu świata: uważa on, że wszystko 
połączone jest w cyrkulacji sferycznej ciał niebieskich i interpretuje swoje kompozycje jedynie 
poprzez linie krzywe. – New York Times, 16 czerwca 1949.
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Olga Boznańska urodziła się 15 kwietnia 1865r. w Krakowie. Jej 
rodzicami byli Adam Nowina Boznański i Eugenia Mondan, od 
której artystka otrzymała swoje pierwsze lekcje rysunku. Od 

1883r. rozwijała swoje umiejętności pod kierunkiem Kazimierza Po-
chwalskiego oraz Józefa Siedleckiego. Uczęszczała dodatkowo na Kurs 
dla Kobiet im. A Branieckiego. Od 1886 roku była studentką Akademii 
Sztuk Pięknych w Monachium, gdzie uczyła malarstwa u Karla Kriche-
dorfa oraz Wilhelma Dürra. W 1895 r. Objęła stanowisko kierownika 
Szkoły Malarskiej zastępując tymczasowo Teodora Hummla. W 1898 
roku osiadła na stałe w Paryżu. Była członkiem Towarzystwa Artystów 
Polskich "Sztuka", Société Nationale des Beaux-Arts i Polskiego Towa-
rzystwa Literacko-Artystycznego w Paryżu, a także International Society 
of Sculptors, Engravers and Painters w Londynie. Prezentowała swoje 
prace na wystawach w kraju, Europie i Stanach Zjednoczonych, m.in. 
w Berlinie (1892, 1893, 1913), Monachium (1893), Pradze, Londynie i Pa-
ryżu (1896), Carnegie Institute w Pittsburghu (1901, 1906, 1907, 1920-28), 
Wiedniu (1902, 1908), Amsterdamie (1912) i Wenecji (1910, 1914, 1938). 
Została wielokrotnie uhonorowana nagrodami, m.in. złotym medalem 
na międzynarodowej wystawie w Monachium (1905), Francuską Legią 
Honorową (1912), Grand Prix na Wystawie Expo w Paryżu (1939) i orde-
rem Polonia Restituta (1938).
Olga Boznańska jest artystka, której konsekwentny styl i całokształt 
twórczości wyodrębniły pierwszą wyraźną grupę kobiet zajmujących się 

malarstwem. Tematyka obrazów olejnych Boznańskiej prezentuje por-
trety, martwe natury oraz wnętrza mieszkań. Boznańska najlepiej czuła 
się we własnej pracowni artystycznej, która była dla niej „bezpiecznym 
terytorium i jedynym miejscem, gdzie się dobrze czuła.. Wolała przyjmo-
wać w pracowni, niż bywać. Zasłonięta przed bezpośrednim światłem, 
niebieska od papierosowego dymu, pełna sprzętów, tkanin i zeschnię-
tych kwiatów pracownia była tłem niezliczonych portretów i tematem 
martwych natur.” Olga Boznańska nazywana jest malarka ciszy, która 
w bezkompromisowy sposób wyrażała na płótnie otaczający ją świat. 
W dojrzałych dziełach Boznańskiej widoczna jest poniekąd duchowość 
przedstawionej osoby. Wyraźna jest również dynamika pociągnięć 
pędzla i wibracja wielu kolorów z palety Boznańskiej. Atmosferę me-
lancholii i skupienia pogłębia w nich wąska skala brązów i szarości oży-
wiona np. plamami karminu i bieli. Szkicowość form, mnogość uderzeń 
pędzla, migotliwość barw i wyrafi nowana harmonia tonów, umiejętne 
wykorzystanie naturalnej kolorystyki tekturowego podłoża. W bogatej 
galerii wizerunków obejmującej zarówno dorosłych modeli jak i dzieci, 
osoby reprezentacyjnie upozowane lub zadumane w odosobnieniu. 
Artystka malowała bardzo wiele własnych portretów, które pozwalają 
prześledzić upływ czasu. Jej bezpretensjonalny sposób oddawała rze-
czywistości, opierał się na przekonaniu, że dodatkowe „koloryzowanie” 
jest zbyteczne i odbierające wiarygodność portretu.

OLGA BOZNAŃSKA

Żyła zgodnie z własnym, przestawionym zegarem, budziła się późno i od razu przystępowała do pracy. 
Najszczęśliwsza była w chwili tworzenia, malarstwo było dla niej spełnieniem.



82 / AUKCJA DZIEŁ SZTUKI 83/

29
OLGA BOZNAŃSKA (1865 – 1940)

PORTRET KOBIETY Z DŁUGIMI WŁOSAMI, OK.1888

olej, płótno, 50 x 40 cm
sygn. u dołu: Boznańska
obraz posiada ekspertyzę dr Stefanii Krzysztofowicz-Kozakowskiej oraz Urszuli 
Kozakowskiej-Zaucha z 30.11.2015

Cena wywoławcza: 70 000 zł
Estymacja: 90 000 – 120 000 zł

PROWENIENCJA:
Warszawa, kolekcja rodziny Pelczar
12 Aukcja Domu Aukcyjnego Polswiss Art, 12.12.1991
Wilno, kolekcja doktora Kazimierza Pelczara
zakup z pracowni artystki

REPRODUKOWANY:
Katalog aukcji Domu Aukcyjnego Polswiss Art, 12.12.1991, poz. 2

Malowałam zażarcie od rana do nocy, nie bywałam prawie nigdzie, a żyłam 
entuzjazjmem dla sztuki – tak po latach wspominała Boznańska okres po-
bytu w Monachium. Dokładna data przybycia Boznańskiej do Monachium 
nie jest znana, ale zakłada się że był to rok 1885. Był to na pewno punkt 
zwrotny w życiorysie artystki. Monachium już bowiem w połowie XIX wie-
ku stało się miejscem, gdzie polscy artyści zyskiwali ogromne możliwości 
rozwoju. Akademia Sztuk Pięknych i liczne prywatne szkoły malarskie, 
niezliczone kolekcje i wystawy sztuki współczesnej – wszystko to sprawia-
ło, że atmosfera Monachium tamtych dni była nie do zastąpienia i miała 
swoje odzwierciedlenie w rozpoznawalnej manierze malarskiej obecnej 
w twórczości wielu artystów polskich tamtego okresu. Niepowtarzalny był 
też klimat polskiej kolonii artystycznej, na czele której stali tacy twórcy jak 
Józef Brandt i Alfred Wierusz-Kowalski, a tworzyło ją wielu, wielu jeszcze 
innych jak: Samuel Hirszenberg, Józef Łopieński, Antoni Piotrowski, Józef 
Czajkowski czy Wacław Szymanowski. Owi artyści jak również wymagania 
samej akademii miały niewątpliwy wpływ na twórcze myślenie artystki, 
co zaowocowało wówczas charakterystycznymi studiami portretowymi 
w konwencji realistycznej z paletą barw zdominowaną przez brunatności, 
brązy, ugry i czerwienie. Takie zestawienia pojawiają się również i w innych 
pracach z tego okresu. W Lwowskiej Narodowej Galerii Sztuki im. B.G.Woź-
nickiego znajduje się Portret nieznanej dziewczyny również z 1888 roku. 
Obie kompozycje łączy identyczna – brązowo-bordowa barwa tła oraz 
pewna zagadkowość przedstawienia. Kolor przedstawienia odgrywa nie-
samowicie ważną rolę, ponieważ buduje sylwetkę kobiety, uwypukla włosy 
i nadaje kontrast wyjątkowo jasnej karnacji twarzy. Charakterystyczny dla 
wczesnej twórczości jest też zabieg rozświetlenia partii nosa za pomocą 
akcentów białej farby. Analogią do prezentowanej pracy może być również 
Autoportret z 1888 roku ( w zbiorach Muzeum Uniwersytetu Jagiellońskie-

go w Krakowie) oraz Cyganka z tegoż roku (Muzeum Narodowe w Krako-
wie). Prace te stanowią niewątpliwie ogromną kolekcjonerską rzadkość. Są 
bowiem świadectwem twórczej drogi artystki, ale przede wszystkim tchną 
ogromnym kunsztem warsztatowym, wielką klasą malarską, która charak-
teryzuje i umacnia Boznańską jako królową portretu malarstwa polskiego. 
Prezentowana praca pochodzi z kolekcji doktora Kazimierza Pelczara - 
polskiego lekarza, naukowca, onkologa, profesora Uniwersytetu Stefana 
Batorego w Wilnie, prekursora onkologii w Polsce, a także założyciela 
pierwszego w przedwojennej Polsce centrum onkologii – Miejskiego 
Zakładu Badawczo-Leczniczego Wileńskiego Komitetu do Zwalczania 
Raka w Wilnie. W okresie międzywojennym Kazimierz Pelczar był ak-
tywnym uczestnikiem życia społecznego i naukowego w kraju i za gra-
nicą, sprawował funkcję prezesa Wileńsko-Nowogródzkiej Izby Lekar-
skiej, Towarzystwa Przyrodników im. Mikołaja Kopernika w Wilnie, był 
członkiem Unii Międzynarodowej do Walki z Nowotworami w Paryżu. 
Udzielał się także w Towarzystwie Przyjaciół Nauk w Wilnie oraz Towa-
rzystwie Dobroczynności. W latach okupacji niemieckiej w Polsce został 
aresztowany w nocy z 16 na 17 września 1943 w Wilnie jako jeden ze 
stu zakładników w sprawie wykonania przez ruch oporu wyroku śmierci 
na funkcjonariuszu litewskiej policji bezpieczeństwa Saugumy i agencie 
Gestapo, Marianasie Padabasie. Kazimierz Pelczar został następnego 
dnia rozstrzelany wraz z 10 innymi Polakami, m.in. z profesorem prawa 
USB Mieczysławem Witoldem Gutkowskim w egzekucji masowej w Po-
narach pod Wilnem. Wcześniejsze interwencje rodziny u władz niemiec-
kich nie przyniosły oczekiwanego rezultatu, telefonicznie zawiadomiony 
o fakcie aresztowania Pelczara Berlin, zdecydował się wydać rozkaz jego 
natychmiastowego zwolnienia – jednak egzekucja nastąpiła kilka go-
dzin wcześniej.
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OLGA BOZNAŃSKA (1865 – 1940)

PORTRET ANGELA SOMMARUGI, 1930

olej, tektura, 82 x 54 cm
sygn. p.g. ołówkiem: Olga Boznańska
na odwrocie dedykacja ołówkiem: a Mr Sommaruga / Olga Boznańska

Cena wywoławcza: 130 000 zł
Estymacja: 160 000 – 200 000 zł

PROWENIENCJA:
Warszawa, kolekcja prywatna
depozyt Muzeum Miasta Łodzi
Paryż, 2002 – Galerie Marek
kolekcja prywatna Maria Caputo Sommaruga (córka)
Włochy, kolekcja prywatna Angelo Sommaruga

REPRODUKOWANY:
A. Król, Boznańska nieznana, Fundacja Turleja, 2005, s. 201.
B.Ilkosz, Zapisy przemian. Sztuka polska z kolekcji Krzysztofa Musiała, Muzeum Narodowe we Wrocławiu, Wrocław 2008, s. 88.
Bobrowska E., Kozakowska-Zaucha U., Olga Boznańska, Muzeum Narodowe w Krakowie, Kraków 2014, s. 258.
Olga Boznańska, Muzeum Narodowe w Warszawie, Warszawa 2015, s. 228.

WYSTAWIANY:
Muzeum Narodowe w Warszawie, Warszawa, Olga Boznańska, 25 luty – 2 maja 2015.
Muzeum Narodowe w Krakowie, Kraków, Olga Boznańska, 25 październik 2014 – 1 luty 2015.

Oferowana praca jest przykładem najlepszego malarstwa portretowego 
Olgi Boznańskiej. Portrety malowała niekiedy po kilka miesięcy szcze-
gólną uwagę przywiązując do światła. Boznańska w Portrecie Angelo 
Sammarugi, wykonała charakterystyczny dla jej malarstwa zabieg sto-
sowania niewyraźnego konturu mężczyzny. To zabieg celowo stosowany 
przez Boznańską. Ma poprowadzić widza ku sferze duchowej portreto-
wanej postaci, ku jej wnętrzu. To poszukiwanie ukrytej prawdy było nad-
rzędnym celem artystki i stanowi esencję portretów jej autorstwa. Jak to 
ujął Adolf Basler: Opierając swe studia na gruntownej znajomości formy, 

na sumiennej obserwacji, przestrzega ona zawsze ścisłości w rysunku, 
zwięzłości w modelacji, a całość ożywia, akcentując tylko pewne szcze-
góły, a zaznaczając resztę. Benedyktyńska to praca, malowanie portretu 
przez pannę Boznańską. Tygodnie całe spędza na malowaniu jednego 
modela, szukając w nim tego, co najcharakterystyczniejsze, co najważ-
niejsze, aż dochodzi do jak największej ekonomii szczegółów (…) W sza-
rudze mglistej, spłukanej jakby deszczem, freskowe maski Boznańskiej 
rozpierają ramy swym uczuciem, przestrzeń życiem wypełniają, tworząc 
atmosferę niezwykle zadomowioną. 

Portret Angelo Sommarugi powstał w roku 1930. Olga Boznańska uwieczniła na nim swojego włoskiego marszanda, który 
zlecił jej wykonanie portretu. Włoski marszand urodził się w Mediolanie w 1857. Był również wydawcą i dziennikarzem. 
W 1876r. założył w Cagliari dziennik "La Farfalla" o charakterze postępowym i antyklerykalnym. Następnie przeniósł się 
do Bolonii, potem zaś do Rzymu, gdzie w latach 1881-1885 dzięki jego działalności wydawniczej opublikowanych zostało 
ponad 130 dzieł autorów tak nowatorskich jak Gabriel d'Annuzio, Giosue Carducci czy Edmund de Amicis. W 1885r. uciekł 
z Włoch do Buenos Aires w związku ze skandalem wokół czasopisma „Le Froche Caudine”. W Argentynie zajął się handlem 
sztuką, który prowadził również w Stanach Zjednoczonych. Jeden z przedmiotów jego działalności była popularyzacja 

twórczości włoskich impresjonistów, tzw. Macchiaoli. Po powrocie do Europy i osiedleniu się w Paryżu nadal uprawiał zawód 
marszanda, tworząc równocześnie własną kolekcję, w której znalazły się dzieła Francuzów, a także Amerykanów, 
np. George'a Obertuff era (1878-1940), czy Polaków działających wówczas w Paryżu, m.in. Olgi Boznańskiej i Eugeniusza Zaka. 
Jego kolekcję po jego śmierci w 1941r. odziedziczyła jego córka Maria Caputo.

cytat za: E. Bobrowska, U. Kozakowska-Zaucha, Olga Boznańska, Muzeum Narodowe w Warszawie, Kraków 2014, s. 258.
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MENASZE SEIDENBEUTEL (1903 – 1945)

DZIEWCZYNKA Z KSIĄŻKĄ

węgiel, papier, 45 x 32,5 cm
sygn. p.d.: M. Seidenbeutel

Cena wywoławcza: 20 000 zł
Estymacja: 22 000 – 25 000 zł

PROWENIENCJA:
Warszawa, kolekcja prywatna
aukcja Domu Aukcyjnego Polswiss Art, 20.05.2001, poz. 36
aukcja Domu Aukcyjnego Agra-Art, 10.03.1996, poz. 46
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EUGENIUSZ ZAK (1884 – 1926)

NAD JEZIOREM, 1912 – 1914

olej, płótno, 38 x 46 cm
sygn. p.d.: Eug.Zak
na odwrocie nalepka z Muzeum Narodowego w Warszawie z numerem depozytu

Cena wywoławcza: 300 000 zł
Estymacja: 350 000 – 400 000 zł

PROWENIENCJA:
Warszawa, kolekcja prywatna
Paryż, Galeria Marek

REPRODUKOWANY:
École de Paris [katalog wystawy], Galerie Marek, Paryż, 1990, poz. 16.
B.Brus-Malinowska, Eugeniusz Zak 1884-1926, Muzeum Narodowe w Warszawie, Warszawa 2004, s. 102
A.Tanikowski, Eugeniusz Zak, Fundacja Pogranicze, Sejny 2003, s. 11.

WYSTAWIANY:
Paryż, Galeria Marek, Wystawa École de Paris, 22.03 – 30.06.1990
Muzeum Narodowe w Warszawie, Eugeniusz Zak, wystawa monografi czna, 2003

Trudno oddać za pomocą słów marzycielskie piękno, delikatny poetycki czar tych obrazów. Jesteśmy 
świadkami sielanek arkadyjskich, dolce far niente i sjest w krainie, której nie ma na mapie, wśród kwiatów 
i drzew, nie znanych w podręcznikach botaniki Pośród wzgórz o liniach pieściwych i melodyjnych, nad 
zwierciadlaną wodą, półkolami wcinającą się w ląd, spoczywają w niedbałych, leniwych postawach, marzą 
lub tańczą ze sobą pogrążeni w błogim zachwyceniu kochankowie. – Mieczysław Wallis 

cytat za: B.Brus-Malinowska, Eugeniusz Zak 1884-1926, Muzeum Narodowe w Warszawie, Warszawa 2004, s. 52.

Eugeniusz Zak to nazwisko, które wywarło istotny wpływ na obraz polskiej 
sztuki dwudziestolecia międzywojennego. Nazwany był „najbardziej pary-
skim z Polaków”. 
Był jednym z najwybitniejszych artystów Ecole de Paris. Swoje obrazy 
„tworzył w zamkniętej formie, którą wypełniał pełną niuansów kolorystyką, 
lirycznym nastrojem i melancholią. Idylliczne kompozycje mają w literatu-
rze długą, antyczną tradycję Teokryta, Owidiusza i Wergilego, w malarstwie 
zaś sięgają do zatytułowanych Et in Arcadia ego obrazów Giovanniego 

Franceza Guercina i Nicolasa Poussina. Podobnie Eugeniusz Zak malował 
idylliczne obrazy o alegorycznym czy symbolicznym znaczeniu, ukazujące 
harmonię między człowiekiem a naturą. W pejzażach idyllicznych stawał się 
poetą i lirykiem co widać na przykładzie oferowanego obrazu. Artysta połą-
czył tu sielskość i surowość krajobrazu, jego beztroskę i tajemnicę. Stworzył 
styl, który emanuje nastrojem, klimatem i nostalgią.” Niesłychanie bogata 
gra tonów, wibracja kolorystyczna i wspaniała śmiałość zestawień tworzą 
dzieło wybitne o wielkiej wartości artystycznej i dekoracyjnej.
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MOJŻESZ KISLING (1891 – 1953)

AKT, 1918

olej, płótno, 46,5 x 62,5 cmsygn.l.d. Kisling 1918
opisany na odwrocie: M. Kisling / Paris / Fevrier 1918
na odwrocie nalepka z Frank Perls Gallery, Beverly Hills, nalepka z domu aukcyjnego Christies oraz 2 
nalepki z odręcznymi napisami, w tym jedna z 1974 roku

w załączeniu certyfi kat autentyczności Jeana Kislinga z 17.11.1972 roku

Cena wywoławcza: 220 000 zł l
Estymacja: 250 000 – 300 000 zł

PROWIENIENCJA:
Warszawa , kolekcja prywatna
Paryż, kolekcja Laff aille
Los Angeles, Frank Perls Gallery

REPRODUKOWANY:
H. Troyat, Kisling, t. II, Turyn, 1982, s. 293.

Mojżesz Kisling urodził się 21 stycznia 1891 roku w żydowskiej rodzinie 
mieszkającej na Kazimierzu przy ul. Krakowskiej 22. Jego ojcem był kra-
wiec. Początkowym zamiarem młodego Mojżesza było odbycie studiów 
technicznych na politechnice krakowskiej, jednak w trakcie trwania szkoły 
realnej, przygotowującej do zdania egzaminów wstępnych, postanowił po-
rzucić ten zamiar. Zapisał się do Akademii Sztuk Pięknych. Jesienią 1907 r. 
rozpoczął studia artystyczne jako tzw. student nadzwyczajny. Przez czte-
ry kolejne lata doskonalił swoje umiejętności artystyczne ucząc się pod 
kierunkiem Józefa Pankiewicza. To właśnie on wskazał Kislingowi dalszą 
drogę artystyczną: Nie ma niczego poza Paryżem. Wszystko – idee, ludzie, 
wizje malarstwa dla nadciągającego wieku – wszystko można znaleźć tylko 
w Paryżu. Dla mnie jest już trochę za późno. Wiek, rodzina, przyzwyczajenia. 
Lecz ty – ty masz talent, młodość siłę i odwagę. Przybycie Kislinga do Paryża 
przypada na lato 1911 roku, na co wskazują dokumenty akademii oraz sy-
gnowanie olejnego pejzażu powstałego już w Paryżu i zatytułowanego Ty-
niec 1911. W podróży do Paryża Kislingowi towarzyszył Mondzain, który już 
od dwóch lat tworzył i mieszkał we Francji. Pierwszym paryskim lokum Ki-
slinga była mansarda hotelu na rue des Beaux-Arts, a następnie Montmar-
tre w słynnym „Beteaux-Lavoir” (kamienicy, w której pokoje wynajęło wielu 
ówczesnych artystów), gdzie objął pracownię po fowiście Keesie von Don-
genie i Juanie Grisie. W 1912 roku uczył się pod kierunkiem Eugeniusza Zaka 
w Academie La Palette. W jego atelier spotykało się wielu artystów z kręgu 
École de Paris, m.in. Leopold Gottlieb, Szymon Mondzain, Henryk Epstein, 
Marc Chagall i Amadeo Modigliani. Do grona jego najbliższych przyjaciół 
należał Tadeusz Makowski. W kawiarniach, jak „La Rotonde”, poznał wie-
lu znanych światowych artystów – Pabla Picassa, Georges’a Braque’a czy 
Juana Grisa. Kisling był bardzo popularną postacią Montparnasse’u. Był 
towarzyski i uczynny, ubrany zazwyczaj w granatowy kombinezon mecha-
nika. Żywo uczestniczył w balach, maskaradach i artystycznych dyskusjach 
w kawiarniach. Określany mianem księcia Montparnasse’u stał się żywą 

legendą paryskiej bohemy. Przyjaźnił się z Gottliebem o czym świadczy 
dedykacja na jednym z pierwszych obrazów namalowanych w Paryżu: Ko-
chanemu Poldkowi M.Kisling. Po krótkim czasie ich relacja uległa zmianie. 
Dwudziestoletni wówczas Kisling posprzeczał się z trzydziestopięcioletnim 
Loepoldem Gottliebem. Ich spór miał rozstrzygnąć pojedynek przy użyciu 
szabel. Pierre Sichel (autor biografi i o Modiglianim) opisuje pojedynek jako 
„najgłośniejsze wydarzenie wczesnego lata” 1914 roku. Potyczka odbyła 
się o świcie przed obiektywami kamer w Parc de Princes w głębi Lasku Bu-
lońskiego. W roli sekundanta Kislinga wystąpił znany malarz Diego Rivera. 
Szable były tępe, ciężkie, bezpieczniejsze niż pistolety. Honorowi stało się za 
dość, skrzyżowało się żelazo i polała się krew. Kisling został lekko draśnięty 
w nos. Podobno plaster nalepił celowo tak, żeby nie całkiem zaklejał skrzepłą 
krew. Po pojedynku Mojżesz wkroczył tryumfalnie do kawiarni „Rotonde”, 
gdzie z przyjaciółmi ubawiony aferą był gwiazdą pośród „oblewających” 
pojedynek przyjaciół. Nazajutrz wieczorem został wyświetlony fi lm, który 
przydał uczestnikom rozgłosu, a jednocześnie świadczył, że panowie artyści 
bili się nie na żarty. (…) Wybuch I wojny światowej zastał artystę w Holan-
dii, skąd ten szybko wrócił do Paryża, by wstąpić do Legii Cudzoziemskiej. 
Ranny w 1915r. w bitwie pod Carency nad Sommą musiał odbyć rekon-
walescencję. W zamian za udział w walce i oddanie, zostało mu przyznane 
obywatelstwo francuskie, dzięki któremu mógł później powrócić na Mon-
tparnasse.
Przez krytyków Kisling uznawany jest za jednego z najwybitniejszych przed-
stawicieli Szkoły Paryskiej. Na jego twórczość wpływ miała sztuka Paula 
Cézanne’a, ale i kontakty z kubistami sprawiły, że jego pejzaże tworzone na 
południu Francji nabrały geometryzującej stylistyki znanej z obrazów Pabla 
Picassa i Georges’a Braque’a. Po 1917 tworzył eklektyczne krajobrazy sto-
sując ostre, konkretne barwy zestawione na zasadzie kontrastów. Od wcze-
snych lat dwudziestych dał się poznać jako portrecista i malarz kobiecych 
aktów. Na lata 1917-1940 przypadają największe sukcesy artysty.
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34
JEAN LAMBERT – RUCKI (1888 – 1967) 

PARA Z PARASOLEM, LATA 20. XX W.

brąz patynowany, wys. 32,5 cm 
edycja 5/8, (odlew współczesny)
sygn. na podstawie: J.Lambert-Rucki oraz wycisk odlewnika Tep Grèce i data 25-08-2008

por.: Jacques De Vos, Marc-André Ruan, Jean-Pierre Tortil Jean Lambert-Rucki [katalog 
wystawy],Galerie Jacques De Vos Editeur, Paryż, 1988, il. 17, 19, 22-25.

Cena wywoławcza: 50 000 zł l
Estymacja: 70 000 – 90 000 zł
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Urodził się 24 grudnia 1883 roku w Warszawie w żydowskiej rodzi-
nie kupieckiej. Na temat jego dzieciństwa wiadomo niewiele. We 
wczesnych latach młodzieńczych zaczął się uczyć języków ob-

cych. Jego rodzice przywiązywali bardzo dużą wagę do wykształcenia, 
o czym świadczy fakt , że byli gotowi do poświęceń – postanowili przejść 
na protestantyzm, aby umożliwić synowi dostanie się na wyższe studia. 
Zgodnie z wolą Maksymiliana Haydena – Wurcela, Henryk miał ode-
brać staranne wykształcenie techniczne, dlatego też rozpoczął naukę 
w Instytucie Politechnicznym w 1902r. Uczelnia ta początkowo kształ-
ciła studentów w języku rosyjskim – jak w większości szkół w Królestwie 
Polskim. Dopiero po 1905 roku, wskutek strajków i buntów studentów 
wprowadzono również język polski. W trakcie studiów coraz większym 
zainteresowaniem zaczął darzyć sztuki plastyczne. Jeszcze w trakcie 
studiów technicznych, zapisał się do Szkoły Sztuk Pięknych. Stało się 
to powodem wielu kłótni z jego ojcem, który nie mógł zrozumieć pobu-
dek swego syna. Odmówił mu także fi nansowania dalszej nauki. Młody 
Hayden wyprowadził się z domu i zamieszkał u swoich przyjaciół, pro-
wokując tym sposobem ojca do zmiany decyzji i zaakceptowaniu jego 
wyboru. Hayden należy do grona pierwszych studentów nowo otwartej 
Szkoły Sztuk Pięknych (17 marca 1904r.) Kadra profesorska, składała się 
z pochodzących spoza Warszawy młodych osób, niewiele starszych od 
studentów. Do jej grona zaliczali się m.in.: Xawery Dunikowski, Konrad 
Krzyżanowski, Ferdynand Ruszczyc i Karol Tichy. W warszawskiej uczelni 
kładziono nacisk na partnerstwo w kształceniu artystycznym, stąd też 
obrazy były niekiedy malowane wspólnie przez studenta i profesora lub 
też przez dwóch studentów. Po ukończeniu studiów artystycznych Hay-
den liczący sobie wówczas 24 lata wyjechał do Paryża. Jego wyjazd był 
sprowokowany przez ojca, „który żywił nadzieję, iż jego syn zdobędzie 
przyznany corocznie medal na „la medaille du Salon”. Henryk Hayden 
początkowo żył w Paryżu znów z pieniędzy wysyłanych przez ojca. Wyna-
jął atelier w piątej dzielnicy Paryża w pobliżu południowej części Ogrodu 
Luksemburskiego przy bulwarze Saint -Michel. Jego okna wychodziły na 
dziewiętnastowieczną Fontannę Czterech Części Świata, zwaną Fontan-
ną Carpeaux, od nazwiska jednego rzeźbiarzy Jeana-Baptiste Carpeaux. 

W czasie swojego pobyty w Paryżu miał okazję wziąć udział w wystawie 
retrospektywnej Paula Cezanne'a, która wywarła na nim ogromne wra-
żenie.
W Paryżu kontynuował naukę w Academie "La Palette". Była to wów-
czas najlepsza uczelnia na Montparnassie, zwana także „kubistyczną”. 
Początkowe prace Haydena zdradzają inspiracje sztuką francuskich 
postimpresjonistów. Widoczne są również w nich wpływy długotrwa-
łych pobytów w Bretanii gdzie środowisko skupione wokół Władysława 
Ślewińskiego. Po powrocie do Paryża jego pracami zainteresował się ko-
lekcjoner Charles Malpel, który po wizycie w pracowni wykupił niemal 
wszystkie prace z atelier artysty (w tym Graczy w szachy (1913). Malpel 
współpracował z największymi postimpresjonistami co dla Haydena 
wróżyło początek dobrze zapowiadającej się kariery. Zahamował ją jed-
nak wybuch I Wojny Światowej. W obliczu nowych okoliczności, niskiego 
popytu na obrazy, Hayden musiał znaleźć sobie nowe źródło utrzyma-
nia. Hayden, za namową przyjaciela, postanowił zatrudnić się jako tak-
sówkarz. Pomysł ten był w takiej samej mierze desperacki, co kuriozalny, 
ponieważ Hayden nie miał wówczas pojęcia o prowadzeniu samocho-
du. Mimo to udało mu się uzyskać prawo jazdy w prefekturze policji 
bez większych problemów. Od 1916 roku artysta defi nitywnie zwrócił 
się w stronę kubizmu, a przedmiotem jego malarstwa stały się głównie 
martwe natury. Po wojnie artysta zdaje się tworzyć obrazy będące pod-
sumowaniem doświadczeń całego życia artystycznego. Dojrzałe i eklek-
tyczne ale przede wszystkim podległe zasadzie uproszczenia która była 
dla Haydena tak ważna. W późnym, ostatnim okresie twórczości martwe 
natury przyjmują formę przedmiotów na niemal całkowicie neutralnym 
tle. Takie przedstawienie tych niby przypadkowych a jednak świadomie 
wybranych i zaledwie kilku przedmiotów na neutralnym tle podnosi je 
do rangi wyjątkowych obiektów a jednocześnie sprowadza do roli kolo-
rystycznych punktów kompozycyjnych.
Indywidualnie wystawy Haydena w galeriach Paryża: Druet (1911), Ro-
senberg (1919), de l'Eff ort Moderne(1919), Zborowski (1923) Bernheim 
(1928), Zak (1928-31) Drouant(1933), Pétrides (1939) i Suillerot (1953, 
1957, 1965); Londynu: Waddington Galleries(1959), (1961), (1964), (1967).

HENRYK HAYDEN

Malarstwo nie jest dodawaniem, jest odejmowaniem(…) Trzeba ująć, ile to możliwe, odjąć, oczyścić (…). 
Pozostawić tylko to, co istotne. – Henryk Hayden

cytat za: Winiarski A., Henryk Hayden – Mistrzowie École de Paris,, Wydawnictwo Muza SA, Warszawa, 2013, s. 77.
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35
HENRYK HAYDEN (1883 – 1970)

MARTWA NATURA Z KARTAMI I SZACHOWNICĄ, 1915

olej, płótno, 73,5 x 92,5 cm
sygn. l.d. Hayden 1915

Cena wywoławcza: 800 000 zł l
Estymacja: 1 000 000 – 1 500 000 zł

PROWENIENCJA:
Polska, kolekcja prywatna
Monte Carlo, kolekcja Ewy i Wojciecha Fibaków
Paryż, aukcja 1988

REPRODUKOWANY:
Grabowski J., École de Paris. Artyści żydowscy z Polskiej kolekcji Wojciecha Fibaka, Wydawnictwo IRSA, Kraków, 1998, s. 72.

Kubizm jest kierunkiem w sztuce XX wieku, rozwiniętym przez wielkich arty-
stów takich jak Pablo Picasso czy Georrges Braque. Sama nazwa kierunku 
pochodzi od łacińskiego słowa cubus, co oznacza sześcian. We wczesnej 
fazie rozwoju kubizmu, nazwanej cezannowską, Picasso i Braque pracowa-
li samodzielnie, a ich inspiracją były dzieła Paula Cezanne'a. Mieczysław 
Porębski pisał, że malarstwo po takim doświadczeniu [jak twórczość Cezan-
ne'a] miało dawać artystom możliwość wyboru jednej z dwóch dróg. Pierw-
szą było odrzucenie więzów logiki zawartej w obrazie i bazowanie tylko na 
wrażliwości i instynkcie artysty, drugą zaś – budowie nowej logiki, która od-
suwała doznaniowy aspekt związku z naturą na drugi plan. Podobnie było 
z Henrykiem Haydenem. Przełomowym wydarzeniem w jego twórczym 
życiu było spotkanie ze sztuką Cezanne'a. Obrazy sprzed I Wojny Swiato-
wej ukazują drogę Haydena do kubizmu, która znaczona była kolejnymi 
fascynacjami twórczością wielkich osobowości : najpierw Lothe'a, po 1915 
Grisa i Severiniego, wreczcie Picassa. Kubistyczna forma wypowiedzi ma-
larskiej zdawała się być dla Haydena najbardziej odpowiednia w jego po-

szukiwaniach nowej logiki układu kompozycyjnego. Obrazy Haydena były 
wysmakowanymi barwnie kompozycjami, stąd też przylgnęło do niego 
określenie Max'a Jacoba, który zachwycając się twórczością młodego arty-
sty, nazwał go nomen omen Renoirem kubizmu. Lata 1912 – 15 są w twór-
czości Haydena poświęcone Cezanne'owi, choć noszą w sobie już wyraźne 
znaki dojrzałej twórczości kubistycznej, zwłaszcza w roku 1915. Tematyka 
malarstwa Henryka Haydena w okresie kubistycznym ogranicza się głów-
nie do martwych natur niezwykle zróżnicowanych: od klasycznych butelek 
i mis, po fajki, słodycze, muszelki, instrumenty muzyczne, skórkę cytryny, 
worek odkurzacza czy listek po tabletkach, jak również pojawiąjace sie 
w martwych naturach kubistycznych elementy wyznacznikowe: gazety, bi-
lety czy karty do grania. Martwe natury Haydena, cechowała czysta i przej-
rzysta kompozycja, oczywiście odrzucenie perspektywy i geometryzacja. 
Stosował w nich nakładające się plamy, podkreślał fakturę przedmiotów, 
a także wkomponowywał w obraz płaszczyzny pokryte deseniem rombów 
czy kropek.

Gra w szachy była jedna z najbardziej ulubionych form spędzania wolnego czasu przez Henryka 
Haydena. W całej jego twórczości możemy zaobserwować pojawiające się szachownice jako 
rekwizyty martwych natur.

A.Winiarski, Henryk Hayden – Mistrzowie École de Paris, Wydawnictwo Muza SA, Warszawa, 2013, s. 43.
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36
HENRYK HAYDEN (1883 – 1970)

KWIATY

olej, płótno, 33 x 41 cm
sygn. l.d.: Hayden

Cena wywoławcza: 9 000 zł l
Estymacja: 10 000 – 15 000 zł

37
EUGENIUSZ EIBISCH (1896 – 1987)

AKT LEŻĄCY, LATA 30. XX W.

olej, deska, 40 x 48 cm
sygn. p.d.: Ebiche

Cena wywoławcza: 6 000 zł l
Estymacja: 10 000 – 15 000 zł

PROWENIENCJA:
Poznań, kolekcja prywatna
USA, kolekcja prywatna
1987 – kolekcja Wojciecha Fibaka
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38
EUGENIUSZ EIBISCH (1896 – 1987)

DZIEWCZYNA W ZIELONEJ SUKNI, 1927

olej, płótno, 92 x 64 cm
sygn. p.d.: Ebiche

Cena wywoławcza: 14 000 zł l
Estymacja: 25 000 – 45 000 zł

PROWENIENCJA:
Polska, kolekcja prywatna
USA, kolekcja prywatna
Paryż, 1988 – kolekcja Marka Mielniczuka
Paryż, kolekcja rodziny Nieszawer

Psychologiczna interpretacja twórczości Eibischa musi prowadzić do wykrycia bardzo 
specjalistycznej świadomości. Artysta ten zdaje się ujawniać powszechną zresztą skłonność do 
cofania się w zacisze subiektywnej kontemplacji spraw czysto malarskich, do tworzenia swoistej 
metafi zyki koloru i własnego, odrębnego świata, w którym wszystko się sprowadza do wibracji 
plam i plamek barwnych. – Tadeusz Dobrowolski

cyt. za: Dobrowolski T., Nowoczesne malarstwo polskie, t.III, Kraków1964, s. 246.
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39
TADEUSZ MAKOWSKI (1882 – 1932)

MARTWA NATURA Z KIELISZKIEM I JABŁKAMI, OK. 1915

olej, płótno, 38 x 46 cm
sygn. l.d.: Makowski

Cena wywoławcza: 170 000 zł
Estymacja: 200 000 – 250 000 zł

PROWENIENCJA:
Warszawa, kolekcja prywatna
aukcja Domu Aukcyjnego Polswiss Art, 8.12.2015
Kraków, kolekcja prywatna
aukcja Domu Aukcyjnego Polswiss Art, 9.10.2008
Monte Carlo, 1981 – kolekcja Ewy i Wojciecha Fibaków
Princeton/New Jersey, kolekcja prywatna Barbary Piaseckiej-Johnson
New Jersey, kolekcja prywatna E. Brunswick
New Jersey, kolekcja prywatna Zbigniewa M. Legutko
Paryż, lata 60. XX w. – kolekcja prywatna Jerzego Goreckiego (prawnuka Adama Mickiewicza)

REPRODUKOWANY:
Malarstwo polskie w kolekcji Ewy i Wojciecha Fibaków, [katalog wystawy], Warszawa, 1992, s. 111.
Polski Paryż. Od Michałowskiego do Lebensteina, malarstwo polskie w kolekcji Wojciecha Fibaka, 
Muzeum Historyczne, Stary Ratusz, Wrocław, 1998, s. 37.

WYSTAWIANY:
Muzeum Narodowe w Warszawie, Malarstwo polskie w kolekcji Ewy i Wojciecha Fibaków, 1992.
Muzeum Narodowe w Poznaniu, Malarstwo polskie w kolekcji Ewy i Wojciecha Fibaków, 1992.
Muzeum Narodowe w Krakowie, Malarstwo polskie w kolekcji Ewy i Wojciecha Fibaków, 1992.
Muzeum Historyczne Stary Ratusz, Wrocław, Polski Paryż. Od Michałowskiego do Lebensteina, 
malarstwo polskie w kolekcji Wojciecha Fibaka, 1998.

WZMIANKOWANY:
Jaworska W., Tadeusz Makowski, życie i twórczość, Wrocław, 1964, s. 325, poz. 126.
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40
LEOPOLD GOTTLIEB (1879 – 1934)

PORTRET JADWIGI JUNIEWICZ

węgiel, gwasz, papier, 54 x 35 cm (w świetle oprawy)
sygn. l.d.: Pani Jadze na pamiątkę l.gottlieb

Cena wywoławcza: 19 000 zł 
Estymacja: 20 000 – 30 000 zł

PROWENIENCJA:
Polska, kolekcja prywatna

Leopold Gottlieb był artystą związanym z kręgiem École de Paris. Polski 
malarz o żydowskich korzeniach z powodzeniem łączył w swojej twórczo-
ści tradycje judaistyczne i chrześcijańskie mając znaczący wpływ na kształt 
paryskiego środowiska artystycznego początku XX wieku Gottlieb urodził 
się w Drohobyczu w Galicji jako syn właściciela rafi nerii naft y. Podążając 
śladem starszych braci, zwłaszcza Maurycego, podjął studia artystyczne 
w Krakowie, m.in. u Jacka Malczewskiego a następnie u Teodora Axentowi-
cza. Początkowy etap twórczości artysty wiązał się z fascynacją realizmem 
i symbolizmem wyniesionymi z pracowni krakowskich mistrzów. Nie brak 
w nich jednak od początku charakterystycznej dla Gottlieba ekspresji wyra-

żającej się groteskowym przerysowaniem i deformacjami postaci. W pierw-
szych latach XX wieku młody artysta studiował kolejno w Monachium 
i Paryżu. Pozostawał w ścisłym kontakcie ze środowiskiem artystycznym 
Krakowa gdzie w 1905 roku zawiązał Grupę Pięciu skupiającą artystów – 
symbolistów. Od 1929 roku należał do grupy Rytm. Przez cały okres swojej 
twórczości brał udział w licznych wystawach, m.in. w paryskich Salonach. 
Pod koniec życia malarstwo Gottlieba charakteryzowało się jasną cieplej-
szą tonacją. Postaci malowane były na neutralnym tle, artysta chętnie 
posługiwał się perłowym odcieniem pastelowych barw przez co sylwetki 
oddawanych postaci wydawały się niczym zjawy. 
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41
STANISŁAW ELESZKIEWICZ (1900 – 1963)

GITARZYSTA – AUTOPORTRET Z GITARĄ, OK. 1930

olej, tektura, 65 x 80 cm
sygn. p.g.: S.Eleszkiewicz
na odwrocie naklejka depozytowa z Muzeum Narodowego w Warszawie

Cena wywoławcza: 140 000 zł l
Estymacja: 180 000 – 250 000 zł

PROWENIENCJA:
Warszawa, kolekcja prywatna
aukcja Domu Aukcyjnego Agra-Art, 5.12.2004, poz.108
od 1993 roku depozyt Muzeum Narodowego w Warszawie
kolekcja Art-B
aukcja Domu Aukcyjnego Polswiss-Art, 14.06.1991

REPRODUKOWANY:
katalog aukcji Domu Aukcyjnego Polswiss Art, 14.06.1991, poz. 12.
Rocznik Antykwaryczny 1992 – malarstwo polskie i obce, notowania cenowe w roku 1991, 
RETRO-ART, Dom aukcyjny DAES, Warszawa, 1992, s. 36.
katalog aukcji Domu Aukcyjnego Agra-Art, 5.12.2004, poz. 108.

Stanisław Eleszkiewicz urodził się 29 lutego 1900 roku w Czutowie – niewiel-
kiej wsi położonej w powiecie połtawskim na Małej Rusi. Z dziecięcych lat 
w głowie artysty pozostały wspomnienia małego ogrodu, podwórka i „du-
żej ilości potłuczonego szkła w kącie pod płotem, butelek różnego kalibru, 
połamany abażur, kawałki błyszczącej majoliki, w sumie cała gama bły-
skotliwych przedmiotów, które w promieniach słońca były jeszcze bardziej 
pociągające dla wyobraźni małego chłopca”. Mając 4 lata został osierocony 
przez matkę. Od tej pory wychowywał go ojciec, który zmuszony do pracy 
oddawał chłopca często pod opiekę niań. Ostatecznie jednak młody Staś 
trafi ł do Warszawy gdzie razem z siostrą Niną i starszym bratem Mitię został 
pod opieką cioci. Odwiedzała ich tam często babcia, która pomimo skrom-
nych środków była szczodra i zawsze pamiętała o drobnych upominkach, 
cukierkach lub kopiejkach do skarbonek dla swoich wnuków. To właśnie 
ona przyniosła Stanisławowi Eleszkiewiczowi pierwszą farbę akwarelową. 
W późniejszych latach artysta wspomina to wydarzenie „Przynoszę ci upo-
minek, lecz nie kładź go do ust – i z torby ozdobionej według starej mody 
czarnymi dżetami, wyjęła malutki pakiecik. W jej dłoniach dojrzałem wte-
dy kawałeczek zielonej farby akwarelowej odebranej przezornie jakiemuś 
chłopcu, który ssał ją, myśląc, że to cukierek. Radość moja była bez granic, 
otrzymałem (w r. 1906) pierwszą w mym życiu farbę i zacząłem zawód ma-
larza.” W 1912 roku Stanisław Eleszkiewicz razem z ojcem przeniósł się do 
Orowiejki koło Kremieńczugi. Młody Stanisław kilkakrotnie zmieniał szkoły 
do czasu aż w końcu wstąpił do Szkoły Sztuk Pięknych w Mirgorodzie. „Eg-
zamin był trudny, lecz zostałem przyjęty do uczelni jako jeden z pierwszych 
z uwagi na moje zdolności artystyczne. Niewiele w tej szkole nauczyłem 
się od profesorów. Ale zdobyłem w niej wiele w dziedzinie kształtowania 
umysłu, dzięki środowisku studentów oddanym studiom i pełnym chęci 
poznania nowych kierunków w sztuce. Była nas piętnastka w czasie zebrań 

i dyskusji nad interesującymi nas zagadnieniami. Cień Cezanne'a, wielcy 
impresjoniści i kubiści byli duchem obecni na naszych zebraniach. W tym 
czasie dwa razy usunięto mnie ze szkoły i dwa razy, na skutek nacisku 
profesora rysunku, z powrotem do niej przyjęto”. Wojna przerwała naukę. 
W 1918 r. zaciągnął się do oddziału kawalerii w Połtawie. Ten „epizod” 
pozostawi mu pamiątkę na całe życie – niesprawną nogę. Przenosi się do 
Aten, gdzie studiuje w Szkole Sztuk Plastycznych (1919-1921). Następnie 
podróżuje do Neapolu, gdzie w 1922r. organizuje pierwszą wystawę swoich 
gwaszy i rysunków. W 1923 r. zamieszkał na stałe w Paryżu. Tam trafi ł do 
pracowni mozaik „Gentile i Bourde”, a potem do sławnego projektanta wi-
traży Jeana Gaudina. Fascynacja witrażami zrodziła się poprzez połączenie 
monumentalnego malarstwa, doskonałości rysunku i kompozycji barw, 
ale też zniechęcała, bo ograniczała możliwości eksperymentowania i two-
rzenia nowych standardów. Po zakończeniu II wojny światowej, zarobkowo 
zajmuje się konserwacją obrazów.
Stanisław Eleszkiewicz przypisany jest do środowiska artystów Ecole de 
Paris. Był jednym z ostatnich malarzy wpisujących się w nurt szkoły pa-
ryskiej. Jego obrazy są bliskie ekspresjonizmowi, a jednocześnie zwraca-
ją uwagę oryginalnością form, technik i tematów. Mówił, że jego sposób 
malowania „polega głównie na poszukiwaniu materii”. Głównym tematem 
jego obrazów, były sceny rodzajowe z prowincji, portrety ludzi oraz pejzaże. 
W pozostawionej autobiografi i wyznaje, że jego „sposób malowania po-
legał na pracy z pamięci, na interpretowaniu”. Wiele z jego prac znajduje 
się w prywatnych kolekcjach. Za życia artysta miał kilka indywidualnych 
wystaw m.in. na Salonach Paryskich w drugiej połowie lat 20. a także w ga-
leriach Art du Montparnasse (1928-1930), Drouot-Provence (1944, 1945, 
1951). W latach 70. kilkakrotnie prezentowano jego dorobek w Paryżu, np. 
w Wersalu (1975) oraz w amerykańskiej Lipert Gallery (1986) 
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JÓZEF PANKIEWICZ (1866 – 1940)

PEJZAŻ, 1927

olej, tektura, 34 x 42 cm
sygn. l.d.: Pankiewicz

Cena wywoławcza: 60 000 zł
Estymacja: 80 000 – 90 000 zł

BIBLIOGRAFIA:
Józef Pankiewicz. Życie i dzieło. Malarstwo, Muzeum Narodowe w Warszawie, 2006, s. 163, poz. 408.

Urodził się w rodzinie inteligenckiej. W latach 1884-1885 studiował 
w warszawskiej Klasie Rysunkowej u Wojciecha Gersona i Aleksan-
dra Kamińskiego, jesienią 1885 wyjechał na dziewięć miesięcy do Pe-
tersburga kształcić się w tamtejszej akademii (zapoznał się wówczas 
z malarstwem dawnych mistrzów, które decydująco wpłynęło na jego 
rozwój). W latach 1886-1889 utrzymywał ścisłe kontakty z grupą natu-
ralistów – literatów, muzyków i malarzy – skupiona wokół „Wędrowca”. 
W 1889 przebywał wraz z Władysławem Podkowińskim w Paryżu , gdzie 
zetknął się z malarstwem impresjonistów. Swoje impresjonistyczne ob-
razy wystawiali obaj w Warszawie w 1890r. i 1891r., lecz ich prezentację 
niechętnie przyjęli zarówno krytycy, jak i nie przygotowana publiczność. 
Zniechęcony Pankiewicz odszedł od metody impresjonistycznej i zwró-
cił się ku nokturnowym, symbolicznym kompozycjom. Od tego czasu 
zamieszkał w Warszawie, skąd wyjeżdżał wielokrotnie za granicę, głów-
nie do Francji (w 1908 zaprzyjaźnił się z Pierre’em Bonnardem). I woj-
nę światową spędził w Hiszpanii i do 1923 mieszkał w Paryżu. Wrócił 
na krótko do Krakowa, gdzie podjął ponownie pracę w akademii, lecz 
już w 1925 zamieszkał na stałe w Paryżu, skąd kierował zorganizowaną 
przez siebie fi lią krakowskiej akademii. Od 1897 Pankiewicz należał do 
Towarzystwa Artystów Polskich „Sztuka”; ponadto był członkiem To-
warzystwa Artystów Polskich w Paryżu, Związku Artystów Polskich we 
Francji, Stowarzyszenia Artystów „Mánes” w Pradze (od 1928). W 1927 
otrzymał od rządu francuskiego Legię Honorową, a w 1933 – z okazji czter-
dziestolecia twórczości – od rządu polskiego Krzyż Komandorski orderu 
Polonia Restituta. Brał udział w wielu wystawach zbiorowych w kraju i za 
granicą; najważniejszą z indywidualnych wystaw artysty była niewątpli-
wie ekspozycja zorganizowana przez Félixa Fénéon w Paryżu w Galerie 
Bernheim-Jeune (1922).

Pankiewicz decydująco wpłynął na polskie malarstwo. Jego uczniowie 
założyli w 1923r. „Komitet Paryski”, aby wyjechać wspólnie do Paryża. 
Wyjazd nastąpił w 1924r., a już w 1925r. utworzyli w Paryżu fi lię kra-
kowskiej Akademii Sztuk Pięknych, którą Pankiewicz kierował do 1930r. 
Wypracował własną metodę nauczania – w uczniach rozbudzał wrażli-
wość na kolor i formę, podkreślał wartość i sens poznawania dawnego 
malarstwa oraz historii sztuki, a przede wszystkim kształtował zamiło-
wanie do sztuki francuskiej. Do jego najwybitniejszych uczniów należeli 
m. in. Józef Czapski, Jan Cybis, Mojżesz Kisling, Simon Mondzain. Będąc 
wszechstronnie uzdolnionym czerpał swobodnie i bez ograniczeń ze zdo-
byczy i doświadczeń różnych kierunków i mistrzów. Wiele podróżował, 
zwiedzał muzea, pilnie studiując malarstwo dawne – szczególnie inte-
resował go Veronese i malarze holenderscy. Malował portrety, martwe 
natury, pejzaże oraz sceny rodzajowe. Zajmował się także malarstwem 
dekoracyjnym – w latach 1928 – 1932 do kaplicy Królewskiej zamku na 
Wawelu wykonał panneaux. Uprawiał grafi kę, przede wszystkim akwa-
fortę i suchoryt. Był – obok Leona Wyczółkowskiego – najwybitniejszym 
polskim grafi kiem pierwszej połowy XX w. Jego twórczość nieustannie się 
zmieniała: od naturalistycznych kompozycji (Targ na jarzyny na Placu za 
Żelazną Bramą) – przez studia impresjonistyczne (Lato, Wóz z sianem) 
i postimpresjonistyczne (Dorożka w nocy, Park w Dubaju) do obrazów 
kubistycznych i fowistycznych, będących dekoracyjnymi zestawieniami 
czystych kolorów. W latach 20. i 30. zwrócił się ku sztuce klasycznej, pełnej 
umiaru i harmonii. Jerzy Wolff , analizując twórczość Pankiewicza, pisał: 
„mimo swojej wielkiej kultury, wygląda w malarstwie niemal na zdolnego 
ucznia tamtych z Zachodu, a jego sztuka jest pomostem łączącym nas ze 
sztuką Europy.” (Wolff  1946, s.12).
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JAN RUBCZAK (1884 – 1942)

ZAKOLE RZEKI

olej, dykta, 30 x 70 cm
sygn. p.d.: Rubczak

Cena wywoławcza: 15 000 zł
Estymacja: 18 000 – 25 000 zł
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ZYGMUNT MENKES (1896 – 1986) 

MARTWA NATURA Z ZIELONYMI KWIATAMI, 1937

olej, płótno, 65 x 54 cm
sygn. po prawej stronie: Menkes

Cena wywoławcza: 19 000 zł l
Estymacja: 30 000 – 50 000 zł

PROWENIENCJA:
Polska, kolekcja prywatna
USA, kolekcja prywatna
Paryż, 1987 – kolekcja Marka Mielniczuka
Versaille (Maitre Blache), Hotel de vent

45
ZYGMUNT MENKES (1896 – 1986)

DZIEWCZYNA Z BUKIETEM KWIATÓW, OK. 1928

olej, płótno, 73 x 60 cm
sygn. p.d.: Menkes
na odwrocie naklejka z depozytu w Muzeum Miasta Łodzi z numerem 451, oraz naklejka domu aukcyjnego 
DELF Cadros d'Art

Cena wywoławcza: 75 000 zł l
Estymacja: 90 000 – 120 000 zł
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ZYGMUNT MENKES (1896 – 1986)

MARTWA NATURA Z OBRAZAMI I GITARĄ, LATA 20. XX W.

olej, płótno, 130 x 86 cm
sygn. z lewej strony: Menkes
na odwrocie nalepka z wystawy artysty w Galerie d'art.Le Portigue, Bd Raspail 99, Paryż 1928.

Cena wywoławcza: 70 000 zł l
Estymacja: 80 000 – 90 000 zł

WYSTAWIANY:
Paryż, Indywidualna wystawa Zygmunta Menkesa, Galerie d'art.Le Portigue, 1928, poz. 31.

Od 1912r. Menkes uczył się w Szkole Przemysłowej we Lwowie; kursy 
rysunku i malarstwa dekoracyjnego prowadził tam Kazimierz Sichulski, 
za którym Menkes podejmował w swych wczesnych obrazach tematykę 
huculska. W czasie I wojny światowej przez cztery lata zajmował się ma-
lowaniem i renowacją malowideł w kościołach okolic Lwowa. Po wojnie 
aktywnie uczestniczył w życiu artystycznym Lwowa, włączając się w dz-
iałalność wystawienniczą Koła Miłośników Sztuki Żydowskiej. Menkes 
szczególnie blisko przyjaźnił się wówczas z malarzami i karykaturzyst-
ami: Henrykiem Langermanem i Fryderykiem Kleinmanem. Również 
podczas studiów w krakowskiej Akademii Sztuk Pięknych (pod kierunk-
iem Wojciecha Weissa) w latach 1919-1922, często odwiedzał Lwów. 
W Polsce związany był z ugrupowaniem „Nowa Generacja” i „Zwornik”. 
Pod koniec 1922 artysta wyjechał do Berlina, gdzie podjął studia w pry-
watnej pracowni ukraińskiego rzeźbiarza Aleksandra Archipenki. Tam 
przyjaźnił się z trzema przyszłymi członkami Grupy Czterech, którzy 
również wywodzili się z lwowskich kręgów artystycznych:Alfredem 
Aberdamem, Joachimem Weingartem i Leopoldem Weissbergiem, 
a także z Arturem Nachtem i Ludwikiem Lille. Gdy w 11923 wyjechał 
z Aberdamem po raz pierwszy do Paryża , został sąsiadem Eugeniusza 
Zaka i Marca Chagalla. Z braku środków do życia po roku wrócił do 
Lwowa i jeździł wtedy na Huculszczyznę. Wkrótce jednak znów znalazł 
się nad Sekwaną. W 1925 przez pół roku malował na południu Francji, 
w Sanary-sur-Mer. Na przełomie lat 1925 i 1926 obrazy Menkesa i po-
zostałych członków efemerycznej Grupy Czterech pokazywane były na 
wystawie w galerii Jana Śliwińskiego „Au Sacre du Printemps”. Mece-
nasem polskiego artysty stał się Nico Mazarski, grecki milioner, który 
wpłacał Menkesowi stałą miesięczną pensję w zamian za jego arty-
styczną produkcję Malarz ożenił się ze studentką Sorbony, późniejsza 
projektantka mody, Stanisławą Teodorą (Stasią) Weiss, która niejed-
nokrotnie pozowała paryskim malarzom, najczęściej własnemu mężo-
wi i pochodzącym z Polski kolegom – Leopoldowi Gottliebowi czy Raj-
mundowi Kanelbie. W 1935 – po przyjeździe z pleneru w Hiszpanii, gdzie 
przebywał z Arturem Nachtem – dostał propozycję zorganizowania 

wystawy w Nowym Jorku. Jego sztuka znana już wcześniej w Ameryce, 
cieszyła się tu nieustającym powodzeniem. W Nowym Jorku związał się 
z Associated American Artists. Otrzymywał często prestiżowe nagro-
dy, również w formie zakupów jego obrazów do muzeów. W 1967r. Był 
laureatem nagrody nowojorskiej Fundacji im. Alfreda Jurzykowskiego. 
Przyjaźnił się z przedstawicielami polskich elit artystyczno-intelektu-
alnych w Ameryce – m.in. z Janem Lechoniem, Arturem Rubinsteinem 
– i z osobistościami amerykańskiego świata kultury, w tym z cenionymi 
malarzami: Marsdenem Hartleyem i Raphaelem Soyerem. Do późnych 
lat zachował siły twórcze. Menkes debiutował w 11919r. Na wystawie 
w siedzibie Koła Miłośników Sztuki żydowskiej we Lwowie. Potem po-
kazał swe prace jeszcze w 1911 i 1922 na ekspozycjach zbiorowych. 
Tam także miał miejsce jego debiut indywidualny (1922). We Lwowie 

wystawiał jeszcze m.in. w 1923, 1930 (wystawa indywidualna), 1932, 
1933 i 1935. Wystawy jego prac odbywały się także w Warszawie (1931, 
1935, 1938), w Krakowie (1934), a we wrocławskim Muzeum Narodowym 
jego obrazy pokazywane były na ważnej wystawie Ekspresjonizm w sz-
tuce polskiej (1980). Brał udziła w wystawach sztuki polskiej za granicą: 
w Wiedniu i Budapeszcie (1929), a przede wszystkim w Paryżu. Tam Men-
kes zadebiutował na Salonie Jesiennych (1924), wystawiając potem też 
w Salonach Niezaleznych i Tuileryjskim. Ponadto jego obrazy pokazy-
wane były na wystawie Ecole de Parius w ramach Biennale weneckiego 
(1928). W Stanach zjednoczonych wystawiał wielokrotnie w Nowym 
Jorku (m.in. w 1939, 1944, 1975 i wielokrotnie w National Academy of 
Design), a także w Detroit (1945), w Woodstock, NY (1947), W Filadelfi i 
(1945), w Waszyngtonie (1947), w Beverly Hills (1947 i 1949). W Stanach 
Zjednoczonych doceniano Menkesa jako kolorystę. Amerykańską fazę 
jego dojrzałej twórczości charakteryzowała uproszczona geometryzacja 
kompozycji, stylizacja sylwety – zatracającej portretowy indywidualizm, 
bliskiej anonimowemu plastycznemu znakowi – wzmacnianie efektów 
fakturowych, zapewne pod wpływem kontaktu z amerykańskim ma-
larstwem materii. 
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47
ZYGMUNT MENKES (1896 – 1986)

SŁONECZNIKI W WAZONIE

olej, płótno, 92 x 65 cm
sygn. p.d.: Menkes
na blejtramie: uszkodzona naklejka z opisem pracy oraz naklejka inwentarzowa z kolekcji 
Lucien Lefebvre Foinet Paris 6971 oraz naklejka wystawowa z numerem 27 oraz opisem 
Nature Morte avec Legumes/ MENKES

Cena wywoławcza: 50 000 zł l
Estymacja: 60 000 – 80 000 zł
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Mela Muter (Maria Melania z Klingslandów Mutermilchowa) uro-
dziła się w Warszawie, w majętnej żydowskiej rodzinie (wiernej 
polskiej tradycji niepodległościowej). Swoją edukację malarską 

rozpoczęła uczęszczając na kurs w prywatnej Szkole Rysunku i Malar-
stwa dla Kobiet w Warszawie, prowadzonej przez Miłosza Kotarbińskie-
go. W 1901 r. wyjechała do Paryża, w którym z niewielkimi przerwami 
została do końca życia. Będąc młodą matką kształciła się w paryskich 
szkołach: Académie Colarossi oraz Académie de la Grande Chaumičre, 
które umożliwiały edukację kobietom. Po burzliwym małżeństwie z kry-
tykiem sztuki Michałem Mutermilchem, artystka wywołała duże zainte-
resowanie wśród paryskiej awangardy swoim związkiem z francuskim 
publicystą Raymondem Lefebvrem. Barwna osobowość Meli Muter 
pozwoliła jej na nawiązanie interesujących relacji z elitą inteligencką 
i artystyczną. W gronie bliskich jej przyjaciół znajdował się uwielbiany 
w Francji poeta Rainer Maria Rilke. Utrzymywała kontakt z Polakami 
mieszkającymi w Paryżu – Leopoldem Staff em, Władysławem Reymon-
tem oraz Stefanem Żeromskim. Mela Muter znała się również z Olgą 
Boznańską, obok której wynajmowała sąsiadującą pracownię malarską. 
Należała do międzynarodowego artystycznego kręgu paryskich malarzy 
głównie pochodzenia żydowskiego – École de Paris, gdzie jej nazwisko 
pojawiało się wśród najbardziej cenionych artystów, takich jak: Marc 

Chagall, Amadeo Modigliani czy Pablo Picasso. Wśród sportretowanych 
przez nią osobistości świata sztuki, znaleźli się m.in. meksykański ma-
larz, mąż Fridy Kahlo – Diego Rivera, znany marszand Ambrois Vollard, 
czy wreszcie jeden z najważniejszych architektów francuskich Auguste 
Perret, który zaprojektował dla niej luksusową willę i pracownię przy Rue 
Vaugirard 114. W 1917 r. atelier Meli Muter odwiedził sam Henri Matisse, 
którego zachwyciły jej obrazy. W swoim dorobku artystycznym posiada 
m.in. wystawy prezentowane na w paryskich galeriach Chéron (1918) 
oraz Druet (1926 i 1928), ekspozycję na pokazach w barcelońskiej Ga-
lerii José Dalmau, w Monachium, Pittsburgu oraz krajowych wystawach 
zbiorowych w Krakowie, Lwowie oraz Warszawie. 
Dla twórczości Meli Muter istotne okazały się podróże. Podczas pobytu 
w Bretanii, artystkę zaintrygowała twórczość malarzy z tzw. szkoły z Pon-
t-Aven. Uproszczony, miękki modelunek portretowanych postaci czasa-
mi kontrastowany z abstrakcyjnie położoną barwną plamą farby spowo-
dował przekonanie o jej fascynacji twórczością Gauguina. Jednak na jej 
dojrzały styl wpływ miała inspiracja obrazami Paula Cézanne'a, Vincenta 
van Gogha oraz Edouarda Vuillarda. Będąc pod wrażeniem ich obrazów, 
zaczęła rozbijać dotychczasowe plamy na wibrujące drobne cząsteczki. 
Zmieniła się również jej paleta barw oraz klimat i nastrój obrazów, który 
od tej pory stał się bardziej intymny.

MELA MUTER
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MELA MUTER (1876 – 1967)

BRETONKI / MACIERZYŃSTWO, OK. 1907

olej, płótno, 132 x 113 cm
sygn. na kompozycji „Macierzyństwo” l.d.: Muter

Cena wywoławcza: 650 000 zł l
Estymacja: 800 000 – 1 100 000 zł

PROWENIENCJA:
Polska, kolekcja prywatna
aukcja domu aukcyjnego Sotheby's, Londyn 26.11.2013
kolekcja prywatna
po 1960 – zakup od artysty

REPRODUKOWANY:
Mela Muter Retrospektiv-Austellung [katalog wystawy], Galerie Gmurzynska, Kolonia, 1967, nr 5.
Bar-Gera K., Zemter W., Persecuted Art and Artists under Totalitarian Regimes in Europe during the 20th Century, 
Bönen, Kettler, 2003, s. 45.

WYSTAWIANY:
Galeria Gmurzynska, Kolonia, Mela Muter Retrospektiv-Austellung, 21 października – 1 grudnia 1967, nr 5.
Art Museum Ashdod, Izrael, Persecuted Art and Artists under Totalitarian Regimes in Europe during the 20th Century, 
22 czerwca – 21 września 2003.

Z tematów kompozycyjnych pociąga Mutermilchową nade wszystko problem uczucia macierzyństwa. 
I tu ten talent na wskroś męski nabiera na chwilę miękkości i słodyczy kobiecej. W geście matki 
obejmującej dziecko, widzi artystka naturalną, zawsze skończoną kompozycję malarską. W kobiecie 
najbrzydszej nawet, tulącej do piersi dziecko, odnajduje pierwiastki niezwykłego poetyckiego piękna 
i harmonii. (…) – Henryk Zbierzchowski, 1910

cytat za: Jerzy Malinowski, Barbara Brus-Malinowska W kręgu École de Paris. Malarze żydowscy z Polski, Warszawa, 2007.
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W roku 1901 Mela Muter wyjeżdża do Paryża. Stolica Francji była w tym 
okresie najlepszym miejscem do zapoznania się najnowszymi prąda-
mi artystycznymi, z czego to artystka bardzo chętnie korzysta. Jej 
twórczośc została bardzo ciepło przyjęta przez krytykę, zarówno polską, 
jak i francuską. Tym, co cenili krytycy był przede wszystkim oryginalny 
styl, który malarka zdołała wypracować w ciągu kilku pierwszych lat po-
bytu we Francji. W tym czasie najważniejszym źródłem inspiracji stała 
się dla niej Bretania, gdzie spędziła swoje pierwsze francuskie wakacje 
i dokąd wielokrotnie powracała w kolejnych latach. Jak wielu innych 
malarzy, zafascynował ją nadmorski krajobraz, a przede wszystkim 
mieszkańcy regionu, których wielokrotnie portretowała. Prezentowany 
obraz z wizerunkiem kobiet bretońskich jest jedną z wcześniejszych, jak 
nie najwcześniejszą pracą artystki z tego cyklu prezentowaną na rynku 
antykwarycznym. Siedzące na bliskim pierwszym planie trzy prządki na 
tle schodów i bretońskich zabudowań sa pracą stworzoną niewątpli-
wie pod wpływem kontaktów z osiadłymi w okolicy artystami związa-
nymi z École de Pont-Aven, takimi jak chociażby Władysław Ślewiński. 
Świadczy o tym czysta paleta barw użyta przez artystkę, zastosowanie 
czarnej kreski dla oddzielenia sąsiadujących kolorów oraz brak typowej 

perspektywy i światłocienia, jak również sam temat – codzienność 
w Bretanii. Temat, potraktowany z wielką estymą i czułością dla portre-
towanych, co z resztą będzie towarzyszyć artystce przez całą jej drogę 
twórczą. Tak samo z resztą jak sposób doboru modeli. Podobnie jak 
Paul Gauguin wybrała zwykłe, typowe kobiety, w starszym wieku, nic-

zym zapewne nie wyróżniające się spośród ówczesnych mieszkańców 
Bretanii. Na tym obrazie urosły jednak do rangi bohaterek. Zostały 
uwiecznione przy swoim zajęciu i wypełniają cały pierwszy plan obrazu. 
Motywy bretońskie powracały w twórczości artystki jeszcze do mniej 
więcej 1914 roku. Prezentowana praca zdaje się jednak być najbardziej 
wyznacznikową spośród dotychczas prezentowanych.
Mela Muter stosowała zabieg dwustronnego wykorzystania płótna do-
syć często. Rzadko jednak zdarza się, aby obydwie strony pracy prez-
entowały dzieła o takiej klasie malarskiej. Temat macierzyństwa pode-
jmowany był przez artystkę wielokrotnie, należał do szczególnie jej 
bliskich tematów, nawet po roku 1924 kiedy to nagle zmarł jej syn, co 
zapewne miało swoje odzwierciedlenie w sposobie ujmowania moty-
wu. Wczesne, prezentowane tutaj Macierzyństwo ujmuje młodą kobietę 
z małym dzieckiem podczas karmienia, w zbliżeniu, w „ciasnym kadrze”, 
co nadaje przedstawieniu aurę intymności. Na podkreślenie zasługuje 
doskonała znajomość anatomii, ułożenia, ruchów kilkumiesięcznego 
dziecka i typowego gestu matki pochłoniętej w pełni swoim zajęciem. 
Wszystko to sprawia, że nie mamy watpliowści, iż jest to obraz o relacji, 
o najważniejszej relacji w życiu – matki do dziecka. Koloryt obrazu oraz 

charakterystyczna faktura złuszczonego tynku są charakterystycznymi, 
swoistymi cechami malarstwa artystki. Ujęcie jednak tematu, niezwykła 
dekoracyjność, monumentalność, a także czas powstania sprawiają, że 
prezentowana praca zalicza się najbardziej cennych przedstawień z cyk-
lu Macierzyństwo artystki. 

Lubię Bretanię, jej dzikość i prymitywizm. Gdy słucham odgłosu swoich 
kroków, na tej ziemi z granitu, słyszę ten ton głuchy, stłumiony i potężny, 
którego szukam w malarstwie. – Paul Gauguin
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MELA MUTER (1876 – 1967)

PORTRET HRABIEGO KÁROLYI, 1928

olej, płótno, 116 x 89 cm
sygn. l.g.: Muter
na odwrocie cztery naklejki z Carnegie Instytut Pittsburgh USA oraz trzy częściowo uszkodzone 
naklejki z opisem pracy

Cena wywoławcza: 380 000 zł l
Estymacja: 450 000 – 550 000 zł

PROWENIENCJA:
Polska, kolekcja prywatna
aukcja Domu Aukcyjnego Sotheby's, Londyn, 10 grudzień 2014, poz. 67
kolekcja prywatna
własność hrabiego Mihály Károlyi
zakup od artysty

WYSTAWIANY:
Instytut Carnegie, Pittsburgh, Twenty-eighth International Exhibition of Paintings, 1929. poz. 206.
Pittsburgh, Saint Luis Art Muzeum Foreign Section of the Twenty-eighth International Exhibition of Paintings 
from Carnegie Institute, 11 marca – 27 kwietnia, 1930, poz. 69.

Hrabia Mihály Ádám György Miklós Károlyi de Nagykároly (1875 – 1955), 
pochodził z rodziny arystokratycznej, był węgierskim politykiem i dy-
plomatą, premierem i prezydentem. Jego rządy przypadają na trudny 
czas I wojny światowej i rozpad Cesarstwa Austro-Węgier. Z powodów 
politycznych, w lipcu 1919 r. zrezygnował z pełnionych funkcji i wyemi-
grował. Początkowo przebywał w Austrii, Czechosłowacji i Jugosławii. 
Pozbawiony majątku i oskarżony o zdradę stanu w 1923 roku, od 1924 
mieszkał w Paryżu. Powrócił do kraju dopiero w 1943 roku.
Właśnie podczas tego pobytu na wygnaniu w Paryżu, losy zetknęły go 
z polską malarską żydowskiego pochodzenia – Melą Muter, która w tym 
znamiennym dla jego życia momencie, stworzyła to potężne i psycho-
logicznie przenikliwe studium portretowe emanujące monumenta-
lizmem, który charakteryzował jej prace już sprzed I wojny światowej. 
To duże płótno, niemniej jednak jego siła nie tkwi tylko w jego rozmiarze 
ale w magnetyzującej, wręcz przytłaczającej osobowości modela. Hra-

bia siedzi w eleganckim art-decowskim fotelu z zielonym obiciem. Przyj-
muje swobodną, aczkolwiek emanującą godnością i arystokratycznym 
dystansem pozę. Lekko otwarte usta sugerują, że rozmawia z artystką. 
Niemniej nic nie jest w stanie osłabić przenikliwego spojrzenia portreto-
wanego. Subtelny gest dłoni obracającej na palcu złoty sygnet rodowy, 
zestawiony z silnym gestem drugiej dłoni opartej na kolanie tylko po-
tęguje to wrażenie. Tło jest neutralne, nic nie odciąga naszej uwagi od 
tego wyrafi nowanego spojrzenia zza binokla i drobnych gestów, w któ-
rych Mela Muter zawarła całą prawdę, a wręcz całą historię tego arysto-
kraty na wygnaniu. Neutralność i oszczędność zabiegów artystycznych 
a jednoczesna esencjonalność stylowa i skupienie na analizie psycho-
logicznej modela czyni z tego obrazu nie tylko najwyższej klasy dzieło na 
tle twórczości Meli Muter ale również wybitne dzieło sztuki portretowej, 
bez zwątpienia stanowiąc interesującą propozycję dla najbardziej wy-
magających kolekcjonerów.
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WŁODZIMIERZ TERLIKOWSKI (1873 – 1951)

PEJZAŻ

olej, płótno, 54,5 x 65 cm
sygn. p.d.: W. Terlikowski

Cena wywoławcza: 16 000 zł l
Estymacja: 20 000 – 25 000 zł

Artysta będący jednym z najpopularniejszych malarzy paryskiego Mont-
parnassu, a którego malarstwo w Polsce zostało odkryte w latach 90' 
XX w. Wcześniej był malarzem mało znanym w Polsce prawdopodob-
nie ze względu na jego częste podróże i stałe zamieszkanie w Paryżu. 
Włodzimierz Terlikowski urodził się w rodzinie urzędnika kolejowego 
w Poraju niedaleko Łodzi. Krótko studiował w akademii monachijskiej, 
a następnie także przez niedługi czas, kształcił się w pracowni Jean-Pau-
la Laurensa w Paryżu, gdzie w 1900r. zadebiutował wystawą indywidu-
alną w galerii Bernheim-Jeune . We Francji nazywał nazwiska Wladimir 
de Terlikowski. Dużo podróżował, zarówno po europie jak i Indiach, 
północnej Afryce, Australii i Nowej Zelandii. Od 1911 roku mieszkał na 
stałe w Paryżu, gdzie związał się ze środowiskiem Ecole de Paris. Ter-
likowski wypracował własny, łatwo rozpoznawalny styl, należący do 

nurtu ekspresyjnego koloryzmu. Na ukształtowanie postawy twórczej 
Terlikowskiego silnie oddziałał fowizm, pod wpływem którego artysta 
stosował szeroką gamę żywych i nasyconych barw zestawiając je na 
zasadzie kontrastu. Jego prace charakteryzują się impastowym gestem 
kładzenia barw, zwykle wręcz szpachlą. Często sygnował prace „ryjąc” 
podpis w mokrej jeszcze farbie olejnej. Wiele prac artysty było wystawi-
anych – m.in. w paryskich Salonach: Jesiennym (1912), i Societe Natio-
nale des Beaux-Arts (1930) oraz na wystawach sztuki polskiej w Paryżu 
i Brukseli. Jego działalność szybko została doceniona i już po pierwszej 
wojnie światowej wydano kilka monografi i i albumów tego malarza, 
opracowanych przez wybitnych paryskich krytyków tamtych czasów m. 
in. Arsene Alexandre'a czy Jana Topassa. W 1920r. Został odznaczony 
francuską legią Honorową. 
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RAFAŁ MALCZEWSKI (1892 – 1965) 

PEJZAŻ KANADYJSKI

akwarela, papier, 37,5 x 55 cm (w świetle oprawy)
sygn. l.d.: R.Malczewski 

Cena wywoławcza: 22 000 zł l
Estymacja: 25 000 – 35 000 zł

Polski malarz, rysownik, pisarz i felietonista, Rafał Malczewski był sy-
nem Jacka Malczewskiego i jego żony Marii Gralewskiej. Od małego 
wychowywał się w otoczeniu obrazów prezentujących najwyższej klasy 
malarstwo. Studiował fi lozofi ę, architekturę i agronomię w Wiedniu 
a następnie, po powrocie do rodzinnego Krakowa, podjął naukę w Aka-
demii Sztuk Pięknych. W kunszt malarski wprowadzał młodego artystę 
przede wszystkim ojciec, w którego atelier Rafał szlifował talent od najw-
cześniejszych lat. największą miłość życia. Z pasją uprawia narciarstwo 
i wspinaczkę wysokogórską, zarówno w Alpach, jak i rodzimych Tatrach. 
Fascynację górami dzielą z nim bracia Goetlowie – Ferdynand i Walery, 
a także rodzeństwo Schielów – Aleksander oraz Tadeusz, których 
kuzynka Zosia, staje się pierwsza miłością Rafała. Niestety młodzieńcze 

uczucie przerywa śmierć ukochanej w 1915r. Dwa lata później ginie jego 
bliski przyjaciel Stanisław Bronikowski w trakcie wspólnej wspinaczki 
na Zmarłą Turnię, a sam Rafał w oczekiwaniu na pomoc, spędza nad 
przepaścią blisko dwadzieścia godzin, przymocowany resztkami liny. Po 
tak traumatycznych wydarzeniach w młodym Malczewskim następuje 
zasadnicza zmiana. Postanawia założyć rodzinę i ożenić się z będącą 
już w zaawansowanej ciąży Bronisławą Dziadosz. Na świat przychodzą 
dzieci: syn Krzysztof w 1917r. I córka Zofi a, zwana pieszczotliwie „Hipcią” 
w 1921r.
Z tego okresu czasu pochodzą zachowane w zbiorach muzealnych 
szkicowniki ukazujące portrety z sceny z życia rodziny Malczewskich. 
W późniejszym czasie małżeństwo Malczewskich okazało się niedo-
brane, w którym odmienność charakterów i sposób patrzenia na świ-

at doprowadziły do rozpadu związku. Od początku lat 30, Malczewski 
prowadził nieformalny związek z Zofi ą Mikucką, która stała się jego 
wierną towarzyszką w podróżach po Polsce.„Już w trakcie wiedeńs-
kich studiów Rafała zajmują przede wszystkim góry, które stanowią dla 
niego Przyjaźnił się ze Stanisławem Ignacym Witkiewiczem i Karolem 
Szymanowskim. Zasłynął jako wprawny pejzażysta, reprezentant nurtu 
przestylizowanego, „naiwnego” realizmu. Był członkiem Towarzystwa 
Sztuka Podhalańska a w 1932 wstąpił do Stowarzyszenia Artystów Pol-
skich Rytm. Po wybuchu II wojny światowej przedostał się do Francji 
a w 1940 wyjechał przez Hiszpanię i Portugalię do Brazylii. Stała się 
ona ostatnim etapem poprzedzającym defi nitywny wyjazd artysty do 
Kanady. Początkowo mieszkał w Rio de Janeiro, gdzie znalazł nabyw-

ców na swoje obrazy. Malował techniką akwareli widoki Rio de Janeiro 
i Kurytyby oraz krajobrazy Parany. W 1942 roku przeniósł się do Kuryty-
by do swojej kuzynki Marii Bochdan – Niedenthal. Okres brazylijski 
(1941–1942) to fascynacja egzotyczną przyrodą i odmienną cywilizac-
ją – powstały wówczas obrazy przedstawiające skaliste góry, rozległe 
przestrzenie z akwenami wodnymi, autostrady z wiszącymi nad nimi 
kolorowymi drzewami. Jednym ze stale przewijających się motywów, 
które odnajdujemy w obrazach Rafała Malczewskiego jest znikomość 
człowieka – drobne, śmieszne fi gurki ludzkie, maleńkie wobec ogromu 
przyrody, wobec potężnego, dominującego świata techniki. Do ulubi-
onych tematów artysty należały też małe stacyjki, wagony, semafory, 
zwrotnice, sieci szyny. 

Rafał Malczewski odziedziczył po ojcu zmysł piękna przyrody. Ale zupełnie inną rolę gra pejzaż u syna 
i u ojca. U Jacka dominują grupy fi guralne (…), pejzaż jest tylko dodatkiem, tłem, akompaniamentem 
(…). U Rafała pejzaż jest rzeczą główną, fi gurki ludzkie giną w nim. (…) Człowiek zakładający swe 
miniaturowe państwo na skraju przyrody: oto świat Rafała Malczewskiego.

cytat za: Mieczysław Wallis, Sztuka Polska Dwudziestolecia. Wybór pism z lat 1921 – 1957, Warszawa, 1959, s. 174.
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JÓZEF CZAPSKI (1896 – 1993)

BRZEMIENNA

olej, płótno, 69 x 59 cm
sygn. p.d.: J. CZAPSKI.

Cena wywoławcza: 29 000 zł l
Estymacja: 35 000 – 45 000 zł

Józef Czapski był malarzem, rysownikiem, pisarzem, eseistą i krytykiem. 
Życiorys tej niezwykłej osobowości łączy w sobie losy artysty i świad-
ka epoki. Od 1918 roku uczył się w warszawskiej Szkole Sztuk Pięknych 
u Stanisława Lentza. Zaangażowany w działalność wojskową na polece-
nie swoich przełożonych wyjechał do Rosji w poszukiwaniu zaginionych 
ofi cerów. Po powrocie do kraju wznowił studia artystyczne na krakow-
skiej ASP a od 1924 roku przebywał w Paryżu razem ze swoim nauczycie-
lem Józefem Pankiewiczem. Tam też zawiązała się grupa nazywana Ko-
mitetem Paryskiem w skład której – prócz Czapskiego – wchodzili jego 
koledzy ze studiów – Nacht-Samborski, Cybis i Potworowski. 
Pobyt kształceniowy we Francji i styczność z tamtejszym malarstwem, 
zwłaszcza szkołą impresjonistów i postimpresjonistów, miały decydują-

cy wpływ na pierwszy okres twórczości artysty. O wadzę jaką przywiązy-
wał do tego czasu w swoim życiu świadczą słowa Czapskiego: 
(…) w roku 1924 jedenastu uczniów Akademii (w porządku alfabetycznym: 
D. Berlinerblau-Seydemanowa, S. Boraczok, J. Cybis, J. Czapski, J. Jarema, 
A. Nacht-Samborski, P. Potworowski, H. Rudzka-Cybisowa, E. Przecławska-
-Strzałecka, J. Strzałecki i M. Szczyrbula), przeważnie z pracowni Pankiewi-
cza, zawiązuje pod protektoratem samego profesora i Rektora Akademii 
Szyszko-Bohusza «Komitet Paryski», w celu zorganizowania pierwszego 
po wojnie [pierwszej światowej] grupowego wyjazdu (tzw. kapistów) do 
Paryża. W roku następnym powstaje tam fi lia Akademii Krakowskiej pod 
kierownictwem Pankiewicza. Miała ona na celu, w okresie największego 
dopływu do stolicy Francji artystów z całego świata, zorganizowanie mło-
dzieży polskiej pod doświadczonym kierunkiem, pomoc w zapoznaniu się 
jej ze sztuką muzealną i nowoczesną, z autentyczną tradycją malarską. 
cyt. za: Dmochowska J., W kręgu Pankiewicza, Wydawnictwo Literackie, 
Kraków 1963. 

Po powrocie do Polski w 1931 roku pozostawał Czapski w kręgu od-
działywania kapistów tworząc pejzaże i martwe natury w postimpre-
sjonistycznej manierze. Czas wojny zmusił Czapskiego do zaprzestania 
działalności artystycznej i postawił go ponownie wobec konieczności 
zaangażowania się w sprawy kraju. Przebywał w niewoli sowieckiej, po 
zwolnieniu trafi ł wraz z Armią gen. Andersa do Bagdadu a następnie do 
Włoch. Jeszcze raz przyszło mu badać losy zaginionych polskich ofi ce-
rów niosąc światu dramatyczną prawdę o wymordowanych przez NKWD 
polskich żołnierzach – wstrząsające relacje opublikował najpierw we 
„Wspomnieniach starobielskich” (1945) a następnie w „Na nieludzkiej 
ziemi” (1949). W 1946 roku osiadł we Francji, tym razem na stałe. 
Pod koniec lat 50 artysta oszczędnymi środkami wyrazu obrazował co-

dzienność i samotność egzystencji człowieka zagubionego we współ-
czesnej metropolii. Bliżsi stali mu się mistrzowie ekspresji (Chaim So-
utine, Nicolas de Stäel), którzy kładli nacisk nie na samoistne wartości 
koloru, ale na jego wewnętrzną siłę. Inspirowany też ekspresyjną sztuką 
G. Roualta budował formy syntetyczną, szkicową plamą, która obwodził 
wyrazistym, czarnym konturem. Kolor, często bardzo nasycony i kon-
trastowy traktował jako przekaz dramatycznych emocji. Wyrazistość 
obrazów podkreślała też kompozycja: zwykle swobodna, otwarta, ze 
śmiałym kadrowaniem, a także deformacja – niezwykle swobodna, nie-
kiedy wręcz groteskowa, będąca efektem skrótowego traktowania ele-
mentów, zwłaszcza postaci ludzkich.

A malowanie? O malowaniu Czapski wiedział bardzo wiele. Na tyle wiele, by zachowywać wobec niego – przy całej 
wiedzy, przy całym doświadczeniu swojego talentu – bezmierną pokorę. Tym większą, że malowanie było dla niego 
nie tylko aktem twórczym; było przede wszystkim przedzieraniem się do prawdy własnego przeżycia. Sprawdzianem 
uczciwości i sprawdzianem własnej zdolności do przekazania wizji najbardziej osobistej, olśnienia tak nagłego 
i skłonnego do odlotu, że, aby je przytrzymać i utrwalić, trzeba było szalonego napięcia. By zaś oddać je w całej 
rzetelności malarskiego rzemiosła – długich godzin wytężonej pracy. To był uparty, niepokojem podszyty wysiłek: by 
żadnym dotknięciem pędzla, żadną niebacznie położoną plamą barwną, źle wyważonym stosunkiem kształtów, nie 
uchybić pierwszej chwili zachwytu i raptownie w sobie objawionej idei obrazu. W tych momentach przeplatały się ze sobą: 

zachwyt i żmudne przedzieranie się przez opór wyobraźni, niedoskonałość spojrzenia czy ruchu ręki. – Joanna Pollakówna

cytat za: Pollakówna J., Trud, Zwoje 3/36, 2003.
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ANDRZEJ WRÓBLEWSKI (1927 – 1957)

KROWA

akwarela, papier, 21 x 29,6 cm
sygn. p.d.: A. Wróblewski

Cena wywoławcza: 22 000 zł l
Estymacja: 25 000 – 30 000 zł

PROWENIENCJA:
Warszawa, kolekcja prywatna
własność rodziny artysty

REPRODUKOWANY:
Tu jesteśmy. Wybrane prace polskiej sztuki po 1945 roku z kolekcji Krzysztofa Musiała, 
pod. Red. Kuczma W., Toruń, 2017, s. 240.
Ilkosz B., Zapisy przemian, Muzeum Narodowe we Wrocławiu, 2008, s. 375.

WYSTAWIANY:
Toruń, Tu jesteśmy. Wybrane prace polskiej sztuki po 1945 roku z kolekcji Krzysztofa Musiała, 2017.

Dla większości osób, z którymi rozmawialiśmy, kruchość i ułomność artysty rzuconego w burzę historycznych 
przemian jest równie pasjonująca, co jego twórczość. W tym ujęciu postać Wróblewskiego ukazuje – prawem 
kontrastu – niejaką ‘letniość’ sztuki naszych czasów. Być może to dlatego tak wielu młodych twórców 
odnajduje cząstkę ‘samych siebie’ w sztuce tego artysty. […] A kim Andrzej Wróblewski jest dla nas? Przede 
wszystkim ‘ojcem założycielem’ fi guracji we współczesnym malarstwie polskim, łączącym pokolenia Gruppy, 
Grupy Ładnie i Penerstwa. Najjaśniejszą gwiazdą w konstelacji gwiazd malarstwa polskiego. Gdy patrzymy na 
jego prace, wszystko inne znika.- Piotr Bazylko i Krzysztof Masiewicz 

z przedmowy autorów do Sztuka musi działać! Rozmowy o Andrzeju Wróblewskim, 
Wydawnictwo Fundacja Andrzeja Wróblewskiego, Warszawa 2011.

Andrzej Wróblewski był jednym z najwybitniejszych, najbardziej sa-
modzielnych polskich artystów powojennych, którego cała twórczość 
przepojona jest silnym pierwiastkiem intelektualnym. Urodzony w Wil-
nie studiował na ASP w Krakowie, m.in. u Zbigniewa Pronaszki, Jerzego 
Fedkowicza i Hanny Rudzkiej-Cybisowej. Był twórcą Grupy Samokształ-
cenia, do której należeli m.in. Andrzej Wajda – ówcześnie student kra-
kowskiej ASP – oraz Jan Tarasin. Twórczość Andrzeja Wróblewskiego, 
przerwana nagłą śmiercią w młodym wieku zaledwie trzydziestu lat, 
koncentrowała się na człowieku i była silnie uwarunkowana bolesnymi 
przeżyciami wojennymi. Był bardzo płodnym artystą, do jego ulubio-
nych technik należało malarstwo olejne, gwasz, rysunek i grafi ka, której 
od wczesnych młodzieńczych lat uczyła Wróblewskiego matka z wy-
kształcenia plastyk. Od samego początku twórczość artysty inspirowa-

ła, będąc punktem odniesienia dla artystów kilku następnych pokoleń. 
Nazywany jest prekursorem nowej fi guracji a dla wielu krytyków sztuki, 
również międzynarodowych, twórczość Wróblewskiego wyprzedziła 
czas. Kurator madryckiej wystawy artysty, Éric de Chassey, powiedział 
w wywiadzie z Agnieszką Sural: „[…] Wróblewski robił rzeczy, które nor-
malnie uznalibyśmy za niemożliwe w jego czasach. Pojawiły się one 
dopiero pod koniec lat 80. i na początku 90. u takich artystów, jak Luc 
Tuymans, Wilhelm Sasnal, Raoul de Keyser czy René Daniëls. Łączyli oni 
abstrakcję z fi guracją, nie zastanawiając się nad różnicami pomiędzy 
tymi dwoma sposobami malowania. Fakt, że u Wróblewskiego działo 
się to już w późnych latach 40., stawia go w kompletnie odmiennym 
i wyjątkowym świetle.” 
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Absolwent Akademii Sztuk Pięknych w Warszawie, bezsprzecznie na-
leży do grona największych klasyków współczesności, którzy swoją 
twórczością nadali kształt całej polskiej sztuce okresu powojenne-

go. Jest w czołówce najbardziej rozpoznawalnych polskich artystów, które-
go obrazy podbijają nie tylko rodzimy ale i światowy rynek sztuki. 
Początkowo Fangora fascynował kubizm. W okresie socrealizmu nama-
lował obraz Matka Koreanka, jedno ze sztandarowych dzieł tego kierun-
ku, a także stworzył wiele plakatów. 
W drugiej połowie lat 50. zwrócił się ku sztuce abstrakcyjnej. Jego twór-
czość zdominowana została przez problematykę przestrzeni, pokrewną 
estetyce op-artu. „Studium przestrzeni”, pierwszy na świecie projekt 
typu environment, zrealizowany w 1958 roku razem ze Stanisławem 
Zamecznikiem w Salonie „Nowej Kultury” był niewątpliwie przełomo-
wym momentem w karierze artysty. Przy wejściu na wystawę Wojciech 
Fangor zamieścił krótkie wyjaśnienie: „Celem tej wystawy jest przekaza-
nie zależności przestrzennych pomiędzy obrazami. Nie interesuje mnie, 

co zachodzi w indywidualnym obrazie, lecz co zachodzi pomiędzy obra-
zami. Obrazy stają się anonimowymi elementami zespołu, który rozpo-
czyna nowe życie i spełnia się w przestrzeni rzeczywistej. Odbiorca przez 
wybór drogi i czasu staje się automatycznie współtwórcą dzieła”. 
Na pierwszą połowę lat 70. przypada okres kontynuacji badań nad pro-
blematyką iluzji przestrzeni. Powstają wielkoformatowe płótna, w dużej 
części oparte na motywie fali. 
W 1970 roku Wojciech Fangor otworzył swoją indywidualną wystawę 
w Muzeum Guggenheima w Nowym Jorku. Było to wydarzenie przeło-
mowe w życiu twórczym artysty. Mający już wówczas duże doświad-
czenie artystyczne Fangor zdawał sobie sprawę z kluczowej roli jaką 
odgrywała zależność między dziełem sztuki a otaczającą je przestrzenią. 
Relacja ta była ogromnie ważna w przypadku kół i fal toteż architektura 
wnętrza Muzeum Guggenheima spinała całą ekspozycję nadając jej od-
powiedniego poszukiwanego przez Fangora wydźwięku. 

WOJCIECH FANGOR

Fangor musi być wyjątkowy – a przynajmniej w moim doświadczeniu jest wyjątkowy – jako malarz, o którym 
nie można powiedzieć, że się go oglądało dopóki nie zobaczy się jego dzieła w oryginale. (…) Kolory Fangora, 
zazwyczaj żywe, choć niekiedy przytłumione, wydają się płynąć i wirować na płótnie jak farby wlane do 
basenu. Albo powierzchnia koloru może pulsować na tle innego koloru, kurcząc się i rozkurczając jak ameba 
oglądana pod mikroskopem. Niekiedy wydaje się, że jedna z tych powierzchni zaraz odpłynie i zniknie z płótna. 
A jednocześnie powstaje wrażenie, że kolory zmieniają się, nie tylko pod względem intensywności, lecz także 
tonu barwy. (…) Jest on wielkim romantykiem op-artu, działającym nie według reguł, lecz według połączenia 
intuicji i eksperymentu, odwołującym się nie do rozumu, lecz do naszej tęsknoty za tym, co tajemnicze. Kiedy 
już to czysto wzrokowe wrażenie nowości się zatrze, okaże się, że ta sztuczka optyczna faktycznie jest czymś 
więcej niż tylko sztuczką i jawi się jako brama do nowego doświadczenia koloru i przestrzeni. – John Canaday 

Fangor’s Romantic Op, New York Times, Feb 15, 1970, p.103
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WOJCIECH FANGOR (1922 – 2015)

CHOPIN, 1949

olej, płótno, 170 x 120 cm
sygn. p.g.: Fangor

Cena wywoławcza: 600 000 zł l
Estymacja: 800 000 – 1 000 000 zł

PROWENIENCJA:
Poznań, od 2001 – kolekcja prywatna
Warszawa, kolekcja prywatna
zakup od artysty

REPRODUKOWANY:
Kowalska B., Fangor. Malarz przestrzeni, Wydawnictwo Naukowe PWN, Warszawa, 2001, s.170.
Szydłowski S., Wojciech Fangor. Space as play, Muzeum Narodowe w Krakowie, Kraków, 2012, s. 22.
Szydłowski S., Wspomnienie teraźniejszości. Wojciech Fangor. Muzeum Narodowe we Wrocławiu, Wrocław, 2015, s. 64. 

WYSTAWIANY:
Dawny Instytut Propagandy Sztuki, Warszawa, Malarstwo Wojciecha Fangora w Klubie Młodych Artystów i Naukowców, 1949

Świadomość geometrii płótna, jego obrzeży, płaszczyzny i jego realność pozwoliła mi chyba po raz 
pierwszy zmienić pojmowanie przestrzeni w obrazie i uniezależnić się od przyswojonej od dziecka iluzji 
perspektywicznej, i co za tym idzie, traktowania powierzchni obrazu jako czegoś, co trzeba koniecznie 
zatracić. Od tego czasu obraz na płótnie nie kładł się w głąb, ale stał na powierzchni

cytat za: Katalog wystawy Wojciech Fangor. Przestrzeń jako gra 
red. Stefan Szydłowski, Muzeum Narodowe w Krakowie, Kraków 2012,.
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W 1949 roku Marian Bogusz, ówczesny kierownik Galerii Młodych Arty-
stów i Naukowców zaproponował Wojciechowi Fangorowi wystawę jego 
prac w Klubie Młodych Artytów i Naukowców w salach dawnego Insty-
tutu Propagandy Sztuki. Młody artysta, jak sam wspominał, poczuł się 
zaszczycony. Był to bowiem pierwszy publiczny pokaz jego twórczości. 
Pokaz obejmował 23 prace, w tym 21 obrazów olejnych i 2 rzeźby gipso-
we – wszystkie prace z lat 1948 – 49. Fangor mieszkał wtedy w Klarysewie 
i spośród ponad setki obrazów, którymi już wówczas dysponował wy-
brał właśnie te, głównie pejzaże i portrety. Artystę rozczarował wpraw-
dzie, w co trudno uwierzyć, słaby jak mu się wydawało odbiór wystawy, 
ale nie przeszła ona bez echa. Tak w kilka lat po wystawie z 1949 roku 
pisał o niej Janusz Bogucki, jeden z najwybitniejszych polskich krytyków 
i animatorów życia artystycznego: Były to z wielkim rozmachem malowa-
ne obrazy o ludowej jaskrawości koloru, a formie brutalnej i ekspresyjnej, 
podkreślonej grubym konturem. Wyróżnia się wśród nich cykl wizerunków 

wielkich ludzi: Kopernik, Chopin, Lenin, Einstein. Wyraził się w nich, nieco 
archaicznie, przekorny protest malarza wobec gładkiej, tradycyjnej ikono-
grafi i. Wielka, mocno konturowana głowa Lenina na plakatowo czerwo-
nym tle, po picassowsku udramatyzowany Chopin ze starego dagerotypu 
– nie są jeszcze wolne od pewnej naiwności i prymitywizmu w pomysłach 
i realizacji plastycznej. Mimo to, a raczej właśnie dlatego odczuwa się 

w nich narodziny sztuki bardzo prawdziwej w swym dynamicznym wy-
razie, walczącej bezkompromisowo z więzami przebrzmiałych konwencji 
i z urokami wszelkiego estetyzmu. I w istocie tak było. Malarstwo Woj-
ciecha Fangora już wówczas było nowatorskie i odkrywcze w Polsce, 
choć czerpało niewątpliwie z przemożnego wpływu Matisse`a, Légera, 
a w szczególności Picassa. Stylizacyjne uproszczenia bryły, ostre krawę-
dzie płaszczyzn, stosowanie geometrycznych form, wszystko to składało 
się na malarstwo kubizujące. Prace z lat 1948 – 49 miały potem swoją 
kontynuację w obrazach fi guratywnych z lat 90-tych i później. Najwyraź-
niej był to ważny dla artysty moment twórczy, bo nawiązywał do tych 
kompozycji również pod koniec życia. Na nowo je interpretował i doda-
wał nowatorskie elementy, które jakby klamrą spinały całą jego drogę 
twórczą. 
Prezentowana praca należy niewątpliwie do prawdziwych kolekcjoner-
skich rarytasów, nie tylko dla wielbicieli sylwetki artystycznej Wojciecha 

Fangora. Przede wszystkim jest jedną z nielicznych zachowanych prac 
artysty z tego okresu, zwłaszcza w takim formacie. Nie była również pre-
zentowana publicznie od czasów wystawy w 1949 roku, choć wymienia-
na jest w wielu źródłach jako sztandarowy przykład twórczości artysty 
w tamtym okresie. 

Odkrywam dla siebie siłę koloru nie jako czynnik identyfi kujący obiekt, 
lecz jako emocjonalny impuls. W chwili, gdy odkryłem, że to iluminacja, 
kolor może być naturalnym budulcem malarstwa, który za pomocą 
formalnej geometryzacji i racjonalizacji może być oswojony w prostokącie 
obrazu; ten kolor i forma to dwie sprzeczne, ale uzupełniające się siły, 
które są niezbędne do tworzenia prawdziwej sztuki.

Wojciech Fangor w wypowiedzi na temat malarstwa kubistycznego, 1949.
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TADEUSZ KANTOR

Powiedzieć o Kantorze, iż należy on do grona najwybitniejszych ar-
tystów polskich drugiej połowy dwudziestego wieku, to powiedzieć 
niewiele. Dla sztuki polskiej jest on tym, kim dla sztuki niemieckiej 

jest Joseph Beuys, a dla amerykańskiej Andy Warhol. Twórca zupełnie 
osobnej wizji teatru, aktywny uczestnik neoawangardowych rewolucji, 
oryginalny teoretyk, innowator głęboko osadzony w tradycji, malarz an-
tymalarski, happener-heretyk, ironiczny konceptualista – to tylko niektóre 
z jego licznych wizerunków. Poza tym wszystkim, był Kantor niestrudzo-
nym animatorem artystycznego życia w powojennej Polsce, można by 
rzec – jedną z jego głównych sił napędowych. O jego wielkości nie tyle de-
cyduje jego twórczość, ile on sam pojęty jako całość, jako swego rodzaju 
Gesamtkunstwerk, na który składa się jego sztuka, jego teoria i jego życie. 
– Jarosław Suchan, kurator 

Reżyser, twórca happeningów, malarz, scenograf, pisarz, teoretyk sztu-
ki. Studia na Wydziale Malarstwa Krakowskiej Akademii Sztuk Pięknych 
rozpoczął w 1934 roku trafi ając do pracowni prof. Władysława Jaroc-

kiego. Równocześnie z malarstwem studiował malarstwo dekoracyjne 
i teatralne u prof. Karola Frycza, dyrektora teatrów krakowskich. W tym 
czasie fascynowała go twórczość związanego z Krakowem Stanisława 
Wyspiańskiego.
W latach powojennych Kantor współtworzył Grupę Młodych Plastyków. 
Z jego inicjatywy powstała również Galeria Krzysztofory, jedna z pierw-
szych powojennych galerii prezentujących sztukę aktualną. Aktywny 
w środowisku artystycznym w roku 1948 żywo zaangażował się w orga-
nizację I Wystawy Sztuki Nowoczesnej w Krakowie. W 1955 roku jako je-

den z dziesiątki polskich artystów. zaprotestował przeciwko realizmowi 
socjalistycznemu wystawą 9 Malarzy w Domu Plastyków. Wystawa ta 
była zapowiedzią powstania Grupy Krakowskiej II, będąc jednym z po-
mysłodawców jej reaktywacji w 1957 roku.
Dla Tadeusza Kantora wizja sztuki opierała się w znacznej mierze na po-
szukiwanie takich sposobów artystycznej wypowiedzi, które mogłyby 
sprostać wyzwaniom współczesności. Był gorliwym wyznawcą pełnej 
swobody twórczej, zwolennikiem eksperymentu. Sam chłonął wszelkie 
nowinki, wykorzystując z nich to, co okazywało się przydatne jemu sa-
memu, chętnie przetwarzał i modyfi kował. 
W pierwszym okresie twórczości, tuż po wojnie, malował fi guratywne 
obrazy, wypełnione groteskowo uproszczonymi postaciami. Następnie 
przyszedł czas dynamicznych kompozycji metaforycznych o oszczędnej, 
chłodnej kolorystyce. W drugiej połowie lat 50. w wyniku podróży na 
Zachód a zwłaszcza zaś do Paryża zaczęły powstawać płótna taszystow-
skie charakteryzujące się wibracjami plam, linii, barw. Objawił się w nich 
stosunek Kantora do materii malarskiej, którą traktował na wskroś użyt-

kowo. Pod koniec lat 50. tę nową ścieżkę Kantora doceniła krytyka za-
graniczna a w ślad za nią europejscy i amerykańscy kolekcjonerzy sztuki. 
Końcówka lat 50. oraz lata 60. stały się pasmem wystawienniczych suk-
cesów i rozwoju kariery artystycznej Tadeusza Kantora. 
W latach 70. artysta powrócił do eksperymentów z płótnem tworząc 
liczne asamblaże i ambalaże – kompozycje półprzestrzenne, w których 
aplikowane na płótnie używane, nierzadko zniszczone przedmioty prze-
istaczały obraz w relief. 
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TADEUSZ KANTOR (1915 – 1990)

INFORMEL, 1959

olej, płótno, 81 x 100 cm
sygn. p.d.: Kantor
sygn. i opisany na odwrocie: T.KANTOR / I 1959 / CRACOVIE
na blejtramie nalepka z Saidenberg Gallery z Nowego Jorku

Cena wywoławcza: 170 000 zł l
Estymacja: 200 000 – 300 000 zł

PROWENINCJA:
Belgia, kolekcja prywatna
Londyn, aukcja Domu Aukcyjnego Christie's, 24.06.2016, poz. 80
Nowy Jork, Saidenberg Gallery

Tadeusz Kantor był poszukiwaczem nowinek artystycznych a w Polsce 
jednym z najbaczniejszych obserwatorów nowych trendów pojawiają-
cych się w sztuce europejskiej i amerykańskiej. Jego zamiłowanie do 
eksperymentu i niechęć do podążania utartymi ścieżkami powodowały, 
że każdy wyjazd poza granice kraju inspirował Kantora do nowych dzia-
łań, które z zapałem podejmował. Pierwszy wyjazd do Paryża w 1947 
i kolejny w 1955 roku stały się przełomowymi w karierze artysty. Zetknął 
się wówczas z twórczością Wolsa, Foutriera, Mathieu i Pollocka i po 
powrocie do kraju rozpoczyna własną przygodę z malarstwem gestu. 

Własną sztukę obejmującą lata 1956-63 sam nazywał okresem Informel 
(bezforemność) preferując to francuskie zapożyczenie ponad termin 
taszyzm (la tache – plama). Pierwsza polska wystawa informelowego 
malarstwa Kantora odbyła się w Warszawie w 1956 roku w salonie „Po 
prostu”. Wkrótce potem przyszedł czas na wystawy międzynarodowe – 
Monachium, Paryż, Dusseldorf, Kassel, Nowy Jork, Wenecja, Goeteborg. 
Kantorowskimi informelami zafascynowało się wielu kolekcjonerów 
sztuki. Z paroma z nich artystę łączyły więzi serdecznej przyjaźni. 

Malarstwo informel było „wielką przygodą” w twórczości Tadeusza Kantora – tak właśnie określał artysta 
ten etap drogi artystycznej (…) Malowanie stawało się rodzajem gry hazardowej stwarzającej możliwość 
zrealizowania dzieła w oparciu o spontaniczny, wręcz spazmatyczny gest (nowa technika rozlewania farby 
na płótno zastawiała tu wiele pułapek) (…) Decyzja zrobienia pierwszego (i jedynego) kroku w stronę sztuki 
abstrakcyjnej, którą w istocie, choć w zupełnie nowym wydaniu, było malarstwo informel – musiała być 
dla Kantora decyzją trudną (…) Odpowiadał mu w informelu negatywny stosunek do wszelkiej kalkulacji 
i skrępowania intelektualnego. Pochwycił też entuzjazm a nawet przejaskrawił rolę przypadku w procesie 
tworzenia obrazu (…) „Przypadek należy do zjawisk ignorowanych, pogardzanych, zepchniętych w najniższe 
rejony działalności ludzkiej. W sztuce odnajduje racje istnienia i swoją rangę” (…) Oryginalnym wkładem 
Kantora w historię sztuki informel jest (…) uświadomienie, niezwykłej, typowo kantorowskiej metamorfozy: 
„Materiały i przedmioty u progu przejścia w stan materii”. Malarstwo informel stało się dla artysty „manifestacją 
życia”, akcentowaną z całym naciskiem „kontynuacją nie sztuki, ale życia” – Wiesław Borowski

cyt. za: Borowski W., Wielka przygoda, [w:] Tadeusz Kantor informel [katalog wystawy], 
Starmach Gallery, Kraków 1999. 
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TERESA PĄGOWSKA (1926 – 2007)

OBRAZ CZARNY I, 1960

tech. mieszana, płótno, 100 x 81 cm
sygn. p.g.: TP
opisany na odwrocie: T. PĄGOWSKA 60 / OBRAZ CZARNY I / 81 X 100

Cena wywoławcza: 70 000 zł l
Estymacja: 90 000 – 150 000 zł

PROWENIENCJA:
Warszawa, kolekcja instytucjonalna
Warszawa, kolekcja prywatna Olgi i Wojciecha Fibaków
Poznań, Depozyt Muzeum Narodowego

REPRODUKOWANY:
Teresa Pągowska. Wystawa malarstwa, ZPAP – Centralne Biuro Wystaw Artystycznych, XIII Festiwal Sztuk Plastycznych, Sopot, 
20 sierpień – 11 wrzesień 1960, poz.18
Pągowska, Galeria Lambert, Paryż, 19 maj – 14 czerwca 1961.
Nowe obrazy. Kolekcja Olgi i Wojciecha Fibaków, Warszawa, 2007, s. 136.

WYSTAWIANY:
Sopot, ZPAP – Centralne Biuro Wystaw Artystycznych, XIII Festiwal Sztuk Plastycznych, Teresa Pągowska. Wystawa malarstwa, 
20 sierpień – 11 wrzesień 1960.
Paryż, Galeria Lambert, Pągowska, 19 maj – 14 czerwca 1961.

Malarka i przedstawicielka szkoły sopockiej i nowej fi guracji. Dyplom 
w zakresie malarstwa uzyskała w 1951 r. w poznańskiej PWSSP, gdzie 
studiowała pod kierunkiem Wacława Taranczewskiego i Eustachego 
Wasilkowskiego. W latach 1949-1950 pełniła w macierzystej uczelni 
funkcję asystentki, następnie objęła stanowisko adiunkta w gdańskiej 
PWSSP w katedrze malarstwa Stanisława . Teisseyre'a. W okresie 1958-
1962 prowadziła działalność pedagogiczną jako docent w katedrze 
malarstwa Piotra Potworowskiego Była wykładowcą Akademii Sztuk 
Pięknych w Gdańsku, Łodzi a następnie w Warszawie. Artystka należy 
do grona wybitnych artystów nowoczesnej sztuki. Dzięki przyjaźni z Pio-
trem Potworowskim i inspiracji jego dziełami dała się poznać w latach 
60' jako artystka szczególnie wrażliwa na dźwięczność barwy. Mimo za-
fascynowania kolorystami poszukiwała jednak własnej drogi twórczej. 
Od tamtej pory jej obrazy zdominowane były motywem zdeformowanej 
fi gury ludzkiej. Kontrasty modulowanych plam barwnych, sumaryczne 
kształty, teatralne pozy i gesty postaci usytuowanych na granicy fi gura-
tywności i abstrakcji to cechy charakterystyczne jej najlepszych płócien. 
Malarstwo Pągowskiej to afi rmacja życia powiązana z dramatem istnie-
nia, które nie pozostawia widza obojętnym, tylko wciąga go do ciekawej 

dyskusji nad sensem istnienia. Jak pisze Bogusław Deptuła: (…) w pew-
nym sensie jej kompozycje, to często rodzaj, by użyć słowa piosenki 
Przybory, enigmatów. Czasami wszystko jest jasne, proste i wyraźne. 
Niekiedy jednak z wielkim trudem jesteśmy w stanie zidentyfi kować po-
szczególne kształty i rozwikłać rebus obrazu. Zazwyczaj wysiłki zostają 
nagrodzone i możemy odczytać, skrótowy, czy zawikłany układ form (…) 
Pągowska nie lubi realizmu, ale nie chce malować obrazów abstrakcyj-
nych. Robiła to wiele lat temu, ale przypuszcza, że ten okres jej twórczo-
ści jest już zamknięty. Zostaje niejednoznaczność i obcinanie. Obcinanie 
wszystkiego: w sobie, w obrazie, w emocjach, w rzeczywistości, w kolo-
rach. Tylko wyobraźnia pozostaje nieobjęta żadną redukcją. W centrum 
swojego zainteresowania stawiała człowieka, świat jego przeżyć i emo-
cji, dramat istnienia. Kontrasty modulowanych plam barwnych, suma-
ryczne kształty, teatralne pozy i gesty postaci usytuowanych na granicy 
fi guratywności i abstrakcji to cechy charakterystyczne jej najlepszych 
płócien. Malarstwo Pągowskiej to afi rmacja życia, które nie pozostawia 
widza obojętnym, tylko wciąga go do ciekawej dyskusji nad sensem ist-
nienia. 

Trzeba dużo wiedzieć, by dużo odrzucać, poprzez eliminację zyskiwać większe bogactwo, a skrót 
formalny ma służyć jasności wypowiedzi i zwiększać siłę obrazu. Ciągle szukać własnego „ja” 
i walczyć z tym szczęściem, którym jest malowanie. – Teresa Pągowska
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TERESA PĄGOWSKA (1926 – 2007)

MONOCHROME XXV, 1975

olej, płótno, 140 x 130 cm
sygn. na blejtramie: TERESA PĄGOWSKA XXV

Cena wywoławcza: 120 000 zł l
Estymacja: 150 000 – 200 000 zł

(…) w pewnym sensie jej kompozycje, to często rodzaj, by użyć słowa piosenki Przybory, 
enigmatów. Czasami wszystko jest jasne, proste i wyraźne. Niekiedy jednak z wielkim 
trudem jesteśmy w stanie zidentyfi kować poszczególne kształty i rozwikłać rebus obrazu. 
Zazwyczaj wysiłki zostają nagrodzone i możemy odczytać, skrótowy, czy zawikłany układ 
form(…) Pągowska nie lubi realizmu, ale nie chce malować obrazów abstrakcyjnych. Robiła 
to wiele lat temu, ale przypuszcza, że ten okres jej twórczości jest już zamknięty. Zostaje 
niejednoznaczność i obcinanie. Obcinanie wszystkiego: w sobie, w obrazie, w emocjach, 
w rzeczywistości, w kolorach. Tylko wyobraźnia pozostaje nieobjęta żadną redukcją. 

cytat za: Bogusłąw Deptuła, Teresa Pągowska, Warszawa 2001, s. 11.
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Bronisław
 Kierzkow

ski / Tadeusz Rolke/Agencja G
azeta

BRONISŁAW KIERZKOWSKI

Bronisław Kierzkowski urodził się w 1924 roku w Łodzi. Tam 
w latach 1946-1947 studiował w Państwowej Wyższej Szkole Sztuk 
Plastycznych w Łodzi pod kierunkiem Władysława Strzemińskie-

go. Następnie kontynuował studia w Gdańsku pod kierunkiem Juliu-
sza Studnickiego (1948-1950), a następnie w Akademii Sztuk Pięknych 
w Warszawie pod kierunkiem Eugeniusza Eibischa (1951-1955). Dyplom 
tej uczelni uzyskał w 1956. Uczył w niej w latach 1962-1963, a następnie 
na Wydziale Sztuk Pięknych Uniwersytetu Mikołaja Kopernika w Toruniu 
oraz na UMCS w Lublinie (1963-1978). Od 1978 zatrudniony ponownie 
na Wydziale Malarstwa ASP w Warszawie, prowadził tam pracownię ry-
sunku. W 1987 otrzymał tytuł profesora. We wspomnieniach jego kolegi 
Stefana Gierowskiego zapisał się jako: „niespokojny duch”, który nawet 
podczas studiów zaczepił o trzy uczelnie, a później jako pedagog rów-
nież zmieniał szkoły. Gierowski wspomina serdecznie okres współpracy 
z Bronkiem: „Jego obecność dodawała uczelnianym dyskusjom dodat-
kowy aspekt, odniesienie do odrębnych doświadczeń artystycznych 
i pedagogicznych. Miał ostre spojrzenie na sprawy szkoły i nauczania, 
czasem prowokujące, ale zawsze pobudzające do przewartościowania 
utartych kanonów.” Bronisław Kierzkowski zawsze podkreślał jak ważną 
rolę w jego edukacji odegrała nauka Władysława Strzemińskiego. Myśli 
Strzemińskiego znalazły w Bronisławie Kierzkowskim dobrą glebę i za-
owocowały w jego twórczości, negując konwencje i estetykę tradycyj-
nego obrazu. Wszystko miało mieć swoje racjonalne wyjaśnienie i sta-
nowić następny krok w rozwoju sztuki albo przynajmniej w odkrywaniu 
jej możliwości i automatycznej roli. W końcu lat 50 – tych trzeba było 
w Polsce nadrobić stracony czas i włączyć się w nurt sztuki nowoczesnej, 
która uznawała prawo indywidualnej wypowiedzi. Jak wielu współcze-
snych mu młodych malarzy brał udział w III Wystawie Sztuki Nowocze-

snej w Warszawie (1959).Wtedy właśnie Kierzkowski określił defi nitywnie 
swoją postawę twórczą, realizując pierwsze obrazy z gipsu i metalowych 
kawałków szablonów, drutu i rozmaitych odpadów. Było to wydarzenie 
ważne i odkrywcze, wyprzedzające panujący wówczas taszyzm, i zapo-
wiadające w sztuce poszukiwania znacznie później. W twórczości sku-
pił się przede wszystkim na eksperymentach formalnych, przechodząc 
różnorodne fazy – od fascynacji ściszonymi, monochromatycznymi 
gamami i fakturowymi efektami po abstrakcyjne, malowane temperą 
kompozycje oparte na dźwięcznych zestawieniach barwnych. Kierzkow-
ski uważał, że dzień bez malowania, czy chociaż rysowania jest dniem 
straconym, a jeśli nie mamy możliwości zrobienia choćby szkicu, zawsze 
możemy tworzyć w swojej wyobraźni, a następnego dnia spróbować 
przelać to na papier czy płótno. Dla Kierzkowskiego najważniejsze było 
tworzenie. Wystawianie obrazów miało dla niego sens, gdy wiedział, 
że ludzie rzeczywiście są zainteresowani sztuką nowoczesną. W latach 
60. artysta rozszerzył swe zainteresowania na formy monumentalne 
i przestrzenne, niekiedy ruchome, prezentując prace tego typu podczas 
I Biennale Form Przestrzennych w Elblągu (1965), I Sympozjum Artystów 
i Naukowców w Puławach (1966), III Sympozjum Złotego Grona w Zielo-
nej Górze (1967). Na ostatniej z tych imprez zaprezentował environment. 
W późniejszych latach wrócił do rozwiązań fakturowych na płaszczyźnie, 
które rozwijał w cyklu „Fakturowce”. W latach 60. był związany z Gale-
rią Krzywe Koło w Warszawie, w której wielokrotnie wystawiał. Brał też 
udział w ważnych wystawach zbiorowych, jak III Wystawa Sztuki Nowo-
czesnej, Warszawa 1959; I Biennale Młodych, Paryż 1959; "The Art of As-
samblage" i "Painting and Sculpture", Museum of Modern Art, Nowy Jork 
1961. w 1988 przeszedł na emeryturę. 

Bronek był towarzyski i bezpośredni, nie miał problemów i zahamowań. Wprowadzał w towarzystwie 
pewien niekonwencjonalny styl, jakby odrobinę z warszawskiego folkloru, miał trafne określenia 
i żywe reakcje, sztuczność, pozerstwo były mu obce. Miał fason, który podkreślał dowcipem, gdy miał 
być operowany przestrzegał lekarza, aby mu nie kichnął do otwartej czaszki, później mawiał, że ma 
„wulkan w głowie”, ale to już nie były żarty – to tylko jego natura przeciwstawiała się bezwzględnym 
prawom śmierci. − Stefan Gierowski

Bronisław Kierzkowski. Malarstwo., Galeria Iwony Büchner i Wojciecha Fibaka, Warszawa 2000, s.7.
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BRONISŁAW KIERZKOWSKI (1924 – 1993)

KF-N1, 1960

olej, płótno, 130 x 90 cm
sygn. p.d.: 1960 / B.KIERZKOWSKI

Cena wywoławcza: 70 000 zł l
Estymacja: 90 000 – 120 000 zł

PROWENIENCJA:
Warszawa, kolekcja instytucjonalna
Warszawa, kolekcja prywatna Olgi i Wojciecha Fibaków

REPRODUKOWANY:
Nowe obrazy. Kolekcja Olgi i Wojciecha Fibaków, Warszawa, 2007, s. 99. 
Bronisław Kierzkowski. Malarstwo, Galeria Iwony Büchner i Wojciecha Fibaka, Warszawa 2000, s. 7.

…Ilekroć widziałem Jego prace zawsze miałem satysfakcję z obcowania ze sztuką wysokiej klasy, 
która ewoluując, pozostawała zawsze w kręgu tych samych problemów artystycznych. Myślę, 
że tym, co obsesyjnie narzuca się przy obcowaniu ze sztuką Kierzkowskiego, jest gorzkie i chyba 
ironicznie wyznanie autora, czym jest w istocie swej nasza industrialna cywilizacja. 
W sztuce tej nie widać człowieka. Natomiast można tylko zobaczyć ślady jego działalności, odzie 
odpady technicznej cywilizacji znalezione na złomowiskach przemieszane są z magmą ferm 
biologicznych, już skamieniałych. Ten typ reliefów – asamblaży – unika bogatej kolorystyki, jest 
prawie monodramatyczny, jest bardzo surowy. – Tadeusz Brzozowski

cytat za: Wystawa Malarstwa Bronisław Kierzkowski 1924-1993, Muzeum Okręgowe, Toruń 1994
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Jonasz Stern / Tadeusz Rolke/Agencja G
azeta

JONASZ STERN

To jedna z najważniejszych postaci polskiego życia artystycznego 
XX wieku. Wybitny malarz i pedagog, absolwent Akademii Sztuk 
Pięnych w Krakowie dokąd przeprowadził się z rodzinnego Sta-

nisławowa w 1928 roku. Był uczniem Władysława Jarockiego, Frydery-
ka Pautscha i Teodora Axentowicza. Od roku 1933 związany ze środo-
wiskiem krakowskich artystów współtworzył m.in. I Grupę Krakowską. 
Członkowie tego ugrupowania pozostawali pod silnym wpływem po-
etyckiej twórczości Chagalla, dramatyczności Picassa, porządkiem Lé-
gera, ostrości politycznej Grosza. Jonasz Stern uprawiał wówczas sztukę 
fi guratywną utrzymaną w duchu kubizmu i ekspresjonizmu, w której łą-
czył intensywny i odważnie kontrastowany koloryt z deformacją kształ-
tów i perspektywy. Wybuch II wojny światowej zastał go we Lwowie 
gdzie, podczas likwidacji miejscowego getta, przeżył – jak zwykł mawiać 
– własną śmierć. Udało mu się uciec na Węgry. Do Krakowa powrócił 
w 1945 roku. Objął posadę wykładowcy na macierzystej uczelni, reak-
tywował działalność Grupy Krakowskiej współpracując z Tadeuszem 
Kantorem. 
Uprawiał malarstwo sztalugowe, grafi kę, monotypię i serigrafi ę. Zaprzy-
jaźniony z Marią Jaremą, przez wiele lat podążali tą samą artystyczną 
drogą. Wspólnie odbudowywali powojenne środowisko twórcze Krako-
wa, przede wszystkim organizując tam wystawy, z których najważniejszą 
manifestacją artystyczną była Wystawa Sztuki Nowoczesnej (1948), sku-

piająca ówczesną polską awangardę. Stern, podobnie jak inni artyści 
mający związki z przedwojenną lewicą, był bowiem przekonany, że tylko 
awangarda „kontynuująca swój tradycyjny dialog z myślą postępową 
jest w stanie sprostać nowej, społecznej roli sztuki, a jedynym językiem 
wyrażającym przełomowy charakter nowej rzeczywistości, może być ję-
zyk form nowoczesnych”. Mimo, że niemal cały przedwojenny dorobek 
Sterna uległ zniszczeniu jego powojenna twórczość cieszyła się dużym 
uznaniem w kraju i za granicą – prace artysty wystawiane były m.in. 
w Nowym Jorku, Moskwie, Wenecji, Kopenhadze, Londynie, Pradze i To-
kio. Wiele muzeów polskich i zagranicznych posiada w swoich zbiorach 
jego dzieła.
Na całej twórczości jak i na sposobie myślenia Jonasza Sterna odcisnęły 
piętno dramatyczne doświadczenia wojenne. Do życia miał podejście 
bardzo fi lozofi czne akcentując ważne dla niego aspekty przemijania 
i godności. Nie było zaś w Sternie nienawiści, chęci zemsty czy goryczy 
z powodu traumatycznych przeżyć. W swoich pracach wyrażał to przy 
użyciu prostych symboli: pomiętej tkaniny, szkieletów zwierząt i ryb, pia-
sku, kamieni, siatek i – wyjątkowo – fotografi i. Obrazy Sterna są pełne 
dramatyzmu ale jest to dramatyzm pozbawiony patosu. Przejmujące 
abstrakcyjne pejzaże stanowią pamiątkę po świecie unicestwionym ale 
bardziej niż zapisem cierpienia są humanistycznym przesłaniem dla ży-
jących by czujnie strzegli swojego człowieczeństwa.

Człowiek zawsze maluje siebie. Nawet w abstrakcji. Życiorys jest najważniejszy. Mówi, kim 
człowiek jest, co w nim siedzi. Sztuka dopiero wtedy znajduje oddźwięk, kiedy artysta zdoła 
przedstawić siebie sugestywnie. – Jonasz Stern w rozmowie z Elżbietą Dzikowską
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JONASZ STERN (1904 – 1988)

KOMPOZYCJA, 1974

asamblaż, płótno, 116 x 81 cm
sygn. p.d.: STERN 974
sygn. na krośnie: STERN

Cena wywoławcza: 45 000 zł l
Estymacja: 60 000 – 80 000 zł

PROWENIENCJA:
Niemcy, kolekcja prywatna

Sam Stern najchętniej budował własne światy złożone z nieokreślonych kształtów kojarzących się 
ze światem organicznym. Wykorzystywał ich metaforyczną energię i łączył ze sobą w nierealistyczne 
całości. Płynące w tajemniczej przestrzeni na poły abstrakcyjne formy akcentowały surrealistyczny klimat 
przedstawień. Cecha ta charakteryzuje wiele prac artysty, bez względu na technikę ich wykonania. 
Podobną aurę roztaczają także kompozycje, w których szczególnie zostało podkreślone znaczenie 
samej faktury: bądź w sposób czysto malarski, bądź też przez zastosowanie techniki kolażu. Zwłaszcza 
ostatnie prace są oryginalnym osiągnięciem artysty. Chociaż stosował w nich konwencjonalne 
metody, napiętnował je silnie znakami osobistych, konkretnych doświadczeń. Do nich odnoszą się 
wykorzystywane w pracach substancje, „pozyskiwane” z otoczenia, na drodze życia: kawałki zwykłych 
szmat, naklejane na płaszczyznę obrazu, cząstki organiczne (głównie rybie ości i skóry, drobne kości), jak 
również – pojawiające się niczym stygmaty – świadectwa żydowskiej przynależności (w postaci fotografi i 
z przeszłości czy tałesów). Nadają one dziełom wymiar eschatologiczny. U Sterna bowiem pozornie 
mechaniczny gest montowania na podłożu drobnych przedmiotów lub organicznych „resztek” ma 
znaczenie symboliczne. Wynika z doświadczeń wojennych i mającego w nich swoje źródło przekonania 
o nietrwałości życia i nieuchronności śmierci Umieszczane w zaszklonych kasetonach elementy nie są 
jednak bezosobowymi śladami minionego czasu, ale wręcz osobowymi – bo związanymi z konkretnym, 
indywidualnym doświadczeniem – świadkami. Pełnią rolę epitafi ów i zarazem relikwiarzy. Szczątki 
zwierząt stają się tutaj także rodzajem pamiątek po człowieku. Ślady, które "rejestrował" Stern, stanowią 
wszakże pamiątki niejako w dwójnasób: są rzeczywistymi "dowodami na istnienie" konkretnego 
człowieka (…), ale również symbolicznymi fi guracjami cierpień narodu żydowskiego. (…) Tworząc 
swoje reliefy, kolaże, asamblaże, dbał zarazem Stern o to, aby ocalić formę. Jego "gablotki", niczym 
w muzealnym skarbcu, skrywają drogocenne drobiazgi. Barwa i światło, traktowane po malarsku, 
czynią z nich przedmioty artystyczne, ale zarazem nie pozbawiają rzeczywistościowego wymiaru 
i symbolicznych odniesień. – Małgorzata Kitowska-Łysiak, Culture.pl, 2002.
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KAZIMIERZ MIKULSKI (1918 – 1998)

ZASŁONA, 1967 

olej, płótno, 81 x 60,5 cm
sygn. na odwrocie: Zasłona / Kazimierz Mikulski / Kraków 1967
na odwrocie nalepki wystawowe z Biennale w Sao Paulo oraz z Galerii RUCH

Cena wywoławcza: 90 000 zł l
Estymacja: 120 000 – 150 000 zł

PROWENIENCJA:
Polska, kolekcja prywatna
zakup od artysty

WYSTAWIANY:
Warszawa, K.M.P. i K „RUCH” GALERIA WSPÓŁCZESNA, 27 luty – 23 marzec, 1969
Portugalia, X Biennale de Sao Paulo, 1969

Malarz, aktor, scenograf, reżyser teatralny i ilustrator książek był ab-
solwentem Wydziału Malarstwa ASP w Krakowie pod kierunkiem prof. 
Kazimierza Sichulskiego. Po wojnie należał do Grupy Młodych Plasty-
ków a następnie do II Grupy Krakowskiej prowadzonej przez Tadeusza 
Kantora. Jest jednym z najważniejszych przedstawicieli polskiego ma-
larstwa surrealistycznego. Trochę na przekór czasom, w których żył i śro-
dowisku, z którego wyrastał pozostał wierny sztuce przedstawiającej. 
Świat teatru i malarstwa przeplata się w twórczości Mikulskiego. Wiele 
jest podobieństw między lalkami, maskami i kostiumami teatralnymi 
autorstwa artysty a postaciami i przedmiotami przezeń malowanymi. 
Dominują w twórczości Mikulskiego dziewczyny o dużych i okrągłych 
piersiach, postaci kotów, ptaków, bajkowy, surrealistyczny świat. Arty-
sta nie odrzucił nigdy bliskiej jego epoce geometryzacji – jest to zatem 
świat nie tylko fantastyczny ale też uporządkowany. Obrazy często dzieli 
linia, pionowa bądź pozioma, budująca przestrzeń. Postaci, niczym te-
atralni aktorzy, oddane są z profi lu lub frontalnie, wynurzając się z pla-
nowo budowanej przestrzeni. Przedmioty, zwierzęta malowane zgodnie 
z naturą są jednak odrealnione, ich sens jest tajemniczy. Rzeczywistość 
traktowana jest przez Mikulskiego umownie a to co najbardziej urzeka 

w jego malarstwie to intymność budowanych niczym ze snu, dekora-
cyjnych scen. Nie inaczej postępuje w prezentowanej pracy. Zasłona to 
praca dojrzała stylowo, w pełni oddająca kwintesencję surrealistyczne-
go malarstwa Mikulskiego. Prawie pełnopostaciowy akt, spowity liśćmi 
tajemniczo zakrywa woal z kaskady kolorowych kół. Tę nieśmiałość i za-
warte w obrazie niedopowiedzenie Mikulski wyraźnie kontrastuje śmia-
łym spojrzeniem modelki patrzącej wprost na nas. Bez zwątpienia jest 
to jeden z najbardziej znamiennych dla artysty obrazów. 
Prezentowany obraz Zasłona wystawiany był przez Kazimierza Mikul-
skiego na 10-tym Biennale w Sao Paulo w 1969r. Ekspozycja Mikulskie-
go liczyła wówczas 12 obrazów, które eksponowane były w Sali Geral. 
W tym samym czasie swoje prace na Biennale wystawiali: Stanisław 
Fijałkowski, Ryszard Winiarski oraz Roman Opałka. Zasłona należy do 
obrazów Kazimierza Mikulskiego będącymi najbardziej wyznacznikowy-
mi i cennymi w dorobku artysty. Stanowi również na rynku prawdziwą 
rzadkość, ponieważ prac tego artysty z lat 60-tych, jest niezwykle mało. 
Obraz wyróżnia się niezwykle nasyconą barwą i wysublimowanymi niu-
ansami kolorystycznymi, charakterystycznymi dla wczesnego, ale i naj-
bardziej dojrzałego i cenionego okresu twórczego artysty.

Twórczość Kazimierza Mikulskiego kojarzono niejednokrotnie z surrealizmem i zapewne słusznie, 
bo nie ma w Polsce artysty, który by równie jak on wniknął w samą istotę surrealistycznej 
dyscypliny, surrealistycznej inspiracji. Bliskie mu są - ścisłość i precyzja poetyckiego zapisu, 
odrzucenie logiki bezprzedmiotowej zarówno jako logiki formalnej […] aż po absurd, naiwność 
i stereotypowość włącznie […] Mikulski bynajmniej nie ukrywa, że powołane przez niego układy są 
układami konstruowanymi, i że ich automatyzm nie jest całkowicie dziewiczy, a rodząca się z niego 
poezja znaczeń - całkowicie niezamierzona. – Mieczysław Porębski
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RAJMUND ZIEMSKI (1930 – 2005)

PEJZAŻ, 1970

olej, płótno, 60 x 50 cm
sygn. l.d.: R.ZIEMSKI / 70

Cena wywoławcza: 30 000 zł l
Estymacja: 35 000 – 40 000 zł

Próba opisania malarstwa Ziemskiego w kategoriach „pejzażu wewnętrznego” jest 
niewystarczająca. (…) Gęstość zroszonej deszczem gliny, sypkość pyłu pokrywającego 
spaloną słońcem drogę, twardość kamieni – to wszystko są elementy z których tworzyć 
można obrazy (…) Szarość jest [dla Ziemskiego] tylko ciemną barwą. Może być ona 
błotnistym polem, może być mrokiem lasu, może być kawałkiem zmurszałej ściany. 
Tak rodzi się specyfi czna faktura tych niezwykłych krajobrazów.

cytat za: Rajmund Ziemski, Pejzaże, Galeria Zderzak, Kraków 2003, s. 6
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STANISŁAW FIJAŁKOWSKI (ur. 1922)

6.VII.70, 1970

olej, płótno, 60 x 73 cm
sygn. na blejtramie: S. Fijałkowski
oraz opisany: Stanisław Fijałkowski „ 6 VII 70” ŁÓDŹ ul. 
Zachodnia 12 m. 59

Cena wywoławcza: 65 000 zł l
Estymacja: 70 000 – 100 000 zł

PROWENIENCJA:
Polska, kolekcja prywatna

Dzieło sztuki – to nie jest malowidło. Ono stanowi 
tylko jego fundament bytowy. Dzieło sztuki 
jest przedmiotem intencjonalnym i powstaje 
każdorazowo w procesie konstytuującym je przez 
jego oglądanie, myślenie o jego sensie.

Stanisław Fijałkowski Sztuka ma podwójną naturę
[w:] Dzikowska E. W sztuce świata, Rosikon press, 2005.

Stanisław Fijałkowski jest jednym z najwybitniejszych polskich artystów 
współczesnych – doktor honoris causa Akademii Sztuk Pięknych w Ło-
dzi, z którą był związany od czasów studenckich, przez profesurę, aż do 
przejścia na emeryturę. Jest artystą zaliczanym do grona nielicznych 
malarzy w Polsce, w których twórczości to teoria malarstwa odgrywała 
bardzo ważną rolę. Urodził się w Zdołbunowie na Wołyniu 4 listopada 
1922 roku. Dzieciństwo Stanisława Fijałkowskiego pomimo skromnych 
warunków materialnych było czasem szczęśliwym, do którego artysta 
kilkakrotnie wracał w swoich notatkach i wywiadach: „Dzieciństwo spę-
dzone w biednej rodzinie, wśród licznego rodzeństwa, w bliskości wspa-
niałych lasów i urodzajnych pól, pomiędzy niezwykle życzliwymi ludźmi, 
bez tłoku i hałasu, ma dla mnie ciągle wartość prawie idealnego ludz-
kiego doświadczenia, w którym jest zakorzenione całe moje późniejsze 
życie”. Mieszkając na Kresach Wschodnich, przeszedł dwie okupacje. Do-
świadczył represji radzieckich w 1941 roku, później niemieckich, w tym 
zsyłki do Königsbergu, w którym przeżył oblężenie w 1945 roku. To wła-
śnie w tym okresie powstał pierwszy obraz – Martwa natura utrzymana 
w konwencji szkoły wileńskiej. Praca została odnaleziona podczas kwe-
rendy i prawdopodobnie powstała pod okiem pierwszego nauczyciela 
Tadeusza Bołoza. To również on namówił Fijałkowskiego do wykonania 
pierwszych drzeworytów „wycinanych kozikiem w lipowej desce zakle-
jonej i pomalowanej tuszem na czarno, a odbijanych łyżką.” Po odbyciu 
prac przymusowych, wiosną 1945 roku Stanisław Fijałkowski wraca do 
rodziców mieszkających w Hajnówce i z ogromnym zapałem stara się 
nadrobić zabrany mu czas. W kilka miesięcy nadrabia materiał i kończy 
szkołę średnią oraz zdaje maturę w Białymstoku. Następnie rozpoczy-
na studia w nowo otwartej łódzkiej Państwowej Wyższej Szkole Sztuk 
Pięknych, gdzie jego profesorami są Władysław Strzemiński, Stefan 
Wegner i Ludwik Tyrowicz. W pracowni twórcy unizmu w późniejszym 
czasie rozpoczął swoją pedagogiczną karierę (od 1983r. jako profesor). 
Początkowe twórcze poszukiwania Fijałkowskiego sytuują go w orbi-
cie postimpresjonizmu i lirycznego surrealizmu, choć nie obcy był mu 
również kubizm, a następnie informel. Tradycja łódzkiej szkoły, wpływ 
mistrza i profesora Strzemińskiego oraz fascynacja twórczością Malewi-

cza, Mondriana i Kandinskiego sprawiły, że jego kolejne dzieła określane 
były mianem wyrafi nowanego i poetyckiego surrealizmu lub bezforemnej 
i geometrycznej abstrakcji. Artysta posługuje się stonowaną gama kolo-
rystyczną i z pozoru niedbałymi fi gurami i formami – kołami, elipsami 
i liniami. Odegrał znaczącą rolę w gronie pedagogicznym, które kształto-
wało oblicze dzisiejszej Akademii Sztuk Pięknych w Łodzi. Krótko, w róż-
nych latach, wykładał gościnnie także za granicą: w Mons (1978, 1982), 
w Marburgu (1990), w Geissen (1989/1990). Co znamienne Stanisław 
Fijałkowski był świadkiem usunięcia z PWSSP prof. Władysława Strze-
mińskiego, a wiele lat później – nadania tej uczelni imienia autora Teorii 
widzenia. Jako profesor cenił sobie zawsze kontakt z młodzieżą. Po la-
tach podsumował ten czas: Do uczelni zostałem zaangażowany jeszcze 
podczas studiów i przepracowałem w niej prawie pół wieku, starając się 
pozostać wierny memu powołaniu artysty. Szkołę traktowałem jako źró-
dło duchowości określonego środowiska, na które składają się artyści 
w nim tworzący, pedagodzy uczelni, a przede wszystkim studiująca mło-
dzież. Jedynym sensem tworzenia szkół artystycznych jest danie młodzie-
ży szans rozwoju duchowego, a w czasach politycznego ucisku- ocalenia 
jej niezależności i wiary w możliwość przeniesienia prawdziwych wartości 
w lepszą przyszłość. (…) Źródłem dumy uczelni nie są zatrudnieni w niej 
pracownicy, lecz jej absolwenci to oni są prawdziwym jej dorobkiem. 
Poetyckie, ale i często ironiczne tytuły obrazów Fijałkowskiego dopo-
wiadają kierunek poszukiwań, nigdy go jednak jednocześnie nie okre-
ślają (Nagłe pojawienie się Beatrycze, 1969; Modlitwa dla anioła, 1964). 
Twórczość Fijałkowskiego jest skrajnie oszczędna, wyciszona w sferze 
formy i koloru, oparta na chłodnej ograniczonej i ściszonej tonacji barw. 
W latach 80-tych kompozycje Fijałkowskiego stają się prawie jednoli-
tymi płaszczyznami o delikatnie skomponowanej kolorystyce. W 1997 
artysta jako pierwszy w Polsce przetłumaczył na język polski rozprawę 
Kandinsky’ego „Über das Geistige in der Kunst”, co świadczy o przywią-
zaniu artysty do spraw teoretycznych, podstaw merytorycznych. W wy-
wiadzie z Elżbietą Dzikowską dla Polscy artyści w sztuce świata powie-
dział: Formy abstrakcyjne znaczą więcej, niż się na pozór wydaje. To dało 
mi szansę zaangażowania się w sztukę symboliczną.
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STANISŁAW FIJAŁKOWSKI (ur. 1922)

AUTOSTRADA VI, 1973

olej, płótno, 81 x 65 cm
sygn. na blejtramie: FIJAŁKOWSKI – AUTOSTRADA VI 1973

Cena wywoławcza: 110 000 zł l
Estymacja: 130 000 – 160 000 zł

PROWENIENICJA:
Warszawa, kolekcja prywatna
aukcja Domu Aukcyjnego Stockholms Auktionzwerg z dnia 10.11.2015

Malarstwo jest dla mnie techniką koncentracji, być może zbliżoną do jogi. Jest metodą 
harmonizowania obrazu świata z życiem wewnętrznym człowieka. Wydaje mi się, że 
w momencie prawdziwie twórczego zaangażowania otwierają się przed nami inne płaszczyzny 
rzeczywistości. Choć jestem przekonany, że piękno duchowe może pojawiać się również 
w najprostszych czynnościach, uprawia swój zawód malarza w nadziei na taką właśnie 
perspektywę dla siebie i tych, którzy zechcą mi towarzyszyć. W tej perspektywie wszystko da się 
połączyć, zjednoczyć. Wszystko może się zdarzyć. – Stanisław Fijałkowski

cytat za: M.Waller, Stanisław Fijałkowski, Muzeum Narodowe w Poznaniu, Poznań 2011, s. 64.
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JAN ZIEMSKI (1920 – 1988)

INTERFERENCJE, 1974

tech. własna, drewno, płyta, 60 x 60 cm
sygn. na odwrocie: JAN ZIEMSKI / 1974 r.

Cena wywoławcza: 28 000 zł l
Estymacja: 35 000 – 40 000 zł

Był współzałożycielem lubelskiej grupy artystycznej Zamek działającej 
w latach 1956–1959. Brał udział w inicjatywach angażujących artystów 

poszukujących nowych form wyrazu jak Plenery Koszalińskie w Osie-
kach, Biennale Form Przestrzennych Elblągu. Debiutował malarskimi 
kompozycjami metaforycznymi, których bohaterami były tajemni-
cze, stylizowane postacie. W latach 1960–1964 tworzył „formury” czyli 
obrazy-obiekty o złożonej fakturze, odlewane w gipsie. W połowie lat 
60-tych artysta porzucił formułę obrazowania typu informel na rzecz 
analizy zagadnień optycznych wpisując swą sztukę w obszar abstrak-
cji geometrycznej i doświadczeń badających relacje przestrzeni, ruchu 
i światła. Jego wielowymiarowe prace budowane na płaszczyźnie obra-

zu za pomocą sferycznie wygiętych listewek oraz silnie kontrastowany 
kolor wywołują w widzu złudzenie optyczne. Ziemski brał udział w ma-

nifestacjach ruchu neokonstruktywistycznego. Swe prace prezentował 
na Plenerach Koszalińskich w Osiekach (1965, 1970-1973), I Biennale 
Form Przestrzennych w Elblągu (1965). Uczestniczył w sympozjach “Zło-
tego Grona” w Zielonej Górze (1969, 1971, 1975), Sympozjum Artystów 
i Naukowców w Puławach i Sympozjum “Wrocław ‘70”. Twórczość Jana 
Ziemskiego, którego śmiało można zaliczyć do grona wybitnych pol-
skich konstruktywistów, zdobywa coraz większe uznanie wśród kolek-
cjonerów. 
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PIOTR KOWALSKI (1927 – 2004) 

CUBE NR 10 (CG1967-Q), 1967

stal nierdzewna, pleksiglas, 57 x 57 x 57 cm
edycja: 28/30
sygn. i opisany na dolnej krawędzi: PK 67 / 28/30

Cena wywoławcza: 35 000 zł l
Estymacja: 40 000 – 50 000 zł

PROWENIENCJA:
Kraków, kolekcja prywatna
aukcja domu aukcyjnego Louisa Auktion, Bruksela, 1.10.2016
kolekcja prywatna syna artysty, Andrzeja Kowalskiego

WYSTAWIANY:
Paryż, Galerie Claude Givaudan, Kowalski, 1967, poz. kat. 17

Urodził się w przedwojennym Lwowie zmarł w 2004 roku w Paryżu. Rzeź-
biarz, architekt, urbanista autor obiektów i instalacji przestrzennych po-
chodzenia polskiego. Piotr Kowalski opuścił Polskę w roku 1946 w wieku 
19 lat. Mieszkał w Szwecji, Brazylii, USA i we Francji. W roku 1946 praco-
wał w Brazylii u architekta krajobrazu Roberto Burle Marxa. Studiował 
w architekturę a także fi zykę i matematykę u Norberta Wienera w Mas-
sachusetts Institute of Technology w Cambridge (Massachusetts) (USA) 
oraz w Getyndze. Po ukończeniu studiów 1952 pracował w ciągu roku 
w biurze architekta Ieoh Ming Pei w Nowym Jorku. W roku 1953 zamiesz-
kał w Paryżu i pracował tam jako architekt. W latach pięćdziesiątych 
zajął się także rzeźbą oraz urbanistyką. Na zaproszenie Marcela Breuera 
uczestniczył w realizacji budynku UNESCO w Paryżu. W roku 1955 założył 
własna pracownię projektową. W roku 1961 wygrał konkurs na budynek 
dworca kolejowego w Tunisie. W roku 1972 wystawił swoje rzeźby w Kas-
sel na wystawie Documenta 5. W latach 1978-1985 prowadził pracownię 

w Center for Advanced Visual Studies w Massachusetts Institute of Tech-
nology jako stypendysta Fundacji Rockefellera. Od lat siedemdziesią-
tych zajmował się tworzeniem kompozycji przestrzennych, m.in. Porte 
Sud i Place Pascal w paryskiej dzielnicy La Défense, oraz Axe de la Terre 
(Oś Ziemi) nad brzegiem Dunaju w Linzu w Austrii, której poszczególne 
elementy przemieszczają się pod wpływem zmian temperatury. W la-
tach osiemdziesiątych wykonał szereg projektów urbanistycznych w Ko-
rei Południowej i Japonii, m.in. dla Tokio i Kioto. Jego prace wystawiane 
były kilkakrotnie na wystawach tematycznych warszawskiego CSW. Jego 
obiekty artystyczne są silnie zakorzenione w architekturze, myślenie 
przestrzenne i techniczne artysty wyraża się głównie w jego poglądzie 
na technologie i naukę, które wykorzystuje on dosłownie, jako materię 
budując swoje obiekty ze stali nierdzewnej, plexi, drutów i elementów 
maszyn elektryfi kując je, umieszczając w przestrzeni, operując główniej 
linią w przestrzeni. Jego ouvre zostało wydane w 1998 roku we Francji.
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WOJCIECH FANGOR (1922 – 2015)

SU 38, 1973

olej, płótno, 172 x 117 cm
sygn. i dat na odwrocie: FANGOR SU 38 1973

Cena wywoławcza: 400 000 zł l
Estymacja: 500 000 – 700 000 zł

PROWENIENCJA:
Polska, kolekcja prywatna
aukcja Domu Aukcyjnego Desa Unicum, 10.12.2015, poz. 13
Dom Aukcyjny Polswiss Art
Warszawa, kolekcja prywatna

Prezentowana fala należy do prac zamykających najsłynniejszy cykl 
twórczości artysty. Ich fenomen trafnie ujęła M. Smolińska w tekście do 
katalogu sopockiej wystawy z 2011 roku: Fangorowe fale (…) zyskują 
w tym kontekście na organiczności, przypominają falowanie wody lub 
wgląd w kosmiczne przestrzenie dokonywane przez lunety czy telesko-
py. (…) Miękkość plam barwnych oraz płynne rozmycie stref granicznych 
pomiędzy poszczególnymi kolorami generuje sytuację, w której silnie do 
głosu dochodzi działanie nieostrości i niewyraźności. W SM 19 wędrująca 

fala zdaje się poruszać w dwóch kierunkach – od wewnątrz do zewnątrz 
oraz z lewa na prawo jakby chciała wykroczyć poza ograniczające ją płót-
no. Ludzkie oko stara się to wrażenie uporządkować poprzez naturalne 
poszukiwanie ostrości. W oferowanej pracy mistrzowski warsztat Fango-
ra, dający mu swobodę w operowaniu efektem iluzji, powoduje, że obser-
wator wciągany jest w relację obraz-widz-przestrzeń stając się aktywnym 
elementem systemu.

Fangorowe fale (…) zyskują w tym kontekście na organiczności, przypominają falowanie wody 
lub wgląd w kosmiczne przestrzenie dokonywane przez lunety czy teleskopy. (…) Miękkość plam 
barwnych oraz płynne rozmycie stref granicznych pomiędzy poszczególnymi kolorami generuje 
sytuację, w której silnie do głosu dochodzi działanie nieostrości I niewyraźności. Oko usiłuje więc 
„uporządkować” I okiełznać dany widok, który wymyka się prostym, logicznym podziałom I -ruchem 
pulsacyjnym – tworzy iluzję różnych poziomów głębi. Natura ludzkiego widzenia jest jednak 
zorientowana na poszukiwanie widoku ostrego, wyraźnego, z klarownym zarysem poszczególnych 
form, gwarantującym poczucie ich rzeczywistej obecności. Układy formalno-barwne (…) owo 
wrażenie rzeczywistej obecności podają jednak w wątpliwość, stwarzając pole ekspansji efektów 
optycznych, które nadbudowują się nad rzeczywiście obecnymi elementami.

cytat za: Smolińska M., Tętno barwnej wibracji czyli uwagi o tym, jak prace Fangora I Nowackiego wzajemnie mierzą sobie puls, 

w: Widzieć jasno w zachwyceniu – Fangor/Nowacki, katalog wystawy Państwowej Galerii Sztuki, Sopot 2011, s. 9.
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WOJCIECH FANGOR (1922 – 2015)

PRZESTRZENIE MIĘDZYTWARZOWE, 1975

akwarela, gwasz, papier, 54 x 44 cm (w świetle oprawy)
sygn. p.d.: Fangor 75

Cena wywoławcza: 40 000 zł l
Estymacja: 50 000 – 70 000 zł

REPRODUKOWANY:
Kowalska B., Fangor. Malarz przestrzeni, Wydawnictwo Naukowe PWN, Warszawa, 2001, s.140.

Wojciech Fangor uważał, że każdy człowiek posiada przestrzeń we-
wnętrzną i zewnętrzną, które się wzajemnie przenikają. Kiedy następuje 
zetknięcie dwojga ludzi tworzy się między nimi trzecia przestrzeń, która 
najbardziej artystę interesuje. Tworzy się nowy wspólny byt. Rozważa-
nia nad rodzajami tej przestrzeni skłoniły artystę do prób wizualnych jej 
przedstawienia, w taki sposób aby można było zobrazować napięcia po-
między różnorodnymi np. kolorystycznie twarzami czy ich fragmentami. 
Ten wolny obszar pomiędzy twarzami jest urozmaicony światłocieniem 
i kolorem i jest głównym elementem pracy. Meritum stanowi w tych 

pracach odwzorowanie relacji między dwiema osobami i osadzenie go 
w kontekście tła. W tym celu artysta posługiwał się abstrakcyjną formą 
i kolorem, zachowując jednocześnie perspektywę, dającą wrażenie ru-
chu, stąd jest w nich tyle głębi. Prace z cyklu Przestrzenie międzytwa-
rzowe powstawały tylko właściwie przez dwa lata. Nie zdarzają się więc 
często na rynku antykwarycznym, a stanowią ważny przykład bardzo 
ważnego etapu w twórczości artysty wynikającego z analizy osobistych 
doznań, przeżyć i wniosków na temat relacji międzyludzkich. 

Mamy dwie przestrzenie zewnętrzne i dwie wewnętrzne oraz trzecią pomiędzy. Powstaje 
przestrzeń wewnątrz-grupowa. Przy zetknięciu się dwóch lub więcej jednostek następuje 
wymiana informacji, mowa, gestykulacja, identyfi kacja kulturowa itp. Następuje sprzężenie 
dwóch przestrzeni wewnętrznych. Powstaje nowa przestrzeń, stworzona z punktów czy sfer 
odniesienia obu jednostek, która w pewien sposób ingeruje w przestrzeń wewnętrzną każdej 
z jednostek. Tę nową przestrzeń grupową obrazowo nazwałem przestrzenią międzytwarzową 
(Interfacial Space). Jedna twarz jest uwarunkowana drugą twarzą i obie eliminują neutralne tło 
czy też obojętną zewnętrzną przestrzeń dzielącą. 

cytat za: Bożena Kowalska., Fangor. Malarz przestrzeni, Wydawnictwo Naukowe PWN, Warszawa, 2001.
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68
WOJCIECH FANGOR (1922 – 2015)

COW BY FANGOR, 2005

Forma przestrzenna naturalnych rozmiarów z autorskim projektem sygnatury 
żywica epoksydowa polichromowana, farby na bazie kleju syntetycznego, wys. 144, szer. 235 cm

Cena wywoławcza: 280 000 zł l
Estymacja: 350 000 – 450 000 zł

Wojciech Fangor rozwijał swoje nieograniczone możliwości twórcze 
w wielu dziedzinach plastycznych. Wielkość jego działań ma swoje źró-
dło w niezwykłym zainteresowaniu przestrzenią. Jak możemy przeczytać 
w niektórych materiałach, bardziej skłaniało go to do przyjaźni z archi-
tektami niż kolegami z Akademii Sztuk Pięknych. Możemy dzięki temu 
podziwiać Fangora w przestrzeni publicznej codziennie jadąc II linią 
warszawskiego metra, znamy jego projekty mozaik dla Dworca Śródmie-
ście w Warszawie, projekt wnętrza restauracji na Służewcu czy zespołu 
sportowego "Warszawianka". Projekty w przestrzeni urbanistycznej były 
pasją artysty i dzięki nim jest wciąż obecny w świecie sztuki. Współistnie-
nie jego dzieł w codzienności z człowiekiem dawało im życie, możliwość 
egzystencji i zmian wraz z nami, a przez to nieśmiertelność. Przez całe 
życie otwarty był na współpracę w tej dziedzinie, będąc jednocześnie 
artystą niezwykle odważnym i pewnym siebie twórczo. Moja działalność 
artystyczna – pisał Fangor – nie kończy się automatycznie na prostokącie 
płótna czy grupie struktur specjalnie w tych celach zrobionych. Działanie 
moje rozciąga się na otoczenie, na miejsce w którym żyję i pracuję. Prze-
róbka piwnicy w Soho czy wiejskiej posiadłości w Summit jest codziennym 
procesem modelowania i dostosowywania przestrzeni, jej nastroju, obiek-
tów codziennego życia – do własnej osobowości i wrażliwości. Takie trans-
formowanie otoczenia jest działaniem artystycznym (…). Priorytetem 
twórczości Fangora zawsze była korelacja z przestrzenią istniejącą, czy 
to w klasycznym dziele sztuki na płótnie, czy plakacie ulicznym, czy for-
mie przestrzennej ustawionej w przestrzeni publicznej. W 2005 roku Fan-
gor przyjął propozycję stworzenia swojej koncepcji wizerunku krowy dla 
sławnej na całym świecie akcji charytatywnej Cow Parade. Inicjatywa 
szwajcarskiego artysty Waltera Knappa, która narodziła się w 1989 roku 
i objęła swym zasięgiem cały świat zakładała ustawianie w przestrzeni 
publicznej krów autorsko pomalowanych przez największych twórców 
współczesnych zaproszonych do współpracy. Idea zyskała ogromną po-
pularność, o czym świadczy fakt, że do tego czasu odbyło się 79 wystaw 

m.in. w Chicago, Las Vegas, Sydney, Tokio, Paryżu i Dublinie. Nie bez zna-
czenia dla artysty był zapewne również fakt charytatywnego charakteru 
akcji. Krowy po zaistnieniu w przestrzeni publicznej sprzedawane są na 
licytacji, a środki z niej uzyskane przekazywane na rzecz instytycji do-
broczynnych. Fakt, że artysta formatu Wojciecha Fangora zgodził się na 
uczestnictwo w tym projekcie potwierdza niesłychany dystans artysty 
do własnej twórczości, a jednocześnie jest dowodem jego znanej otwar-
tości na nowe projekty i działania zawsze na najwyższym poziomie arty-
stycznym. Krowa z artystyczną wizją Fangora stanęła na warszawskim 
lotnisku Chopina. Już wtedy cieszyła się ogromnym zainteresowaniem, 
głównie ze względu na ponadczasowy charakter przedstawienia jakie 
zdecydował się na niej zamieścić artysta. Śladem największych arty-
stów światowych artysta naniósł własny fi rmowy, niepowtarzalny znak 
na formę w swej istocie kojarzącą się z codziennością, rzeźbę zwierzęcia 
znanego na całym świecie , sympatycznego, kojarzonego z ciepłem i ży-
ciodajnym mlekiem. Żadna inna forma, nawet w postaci op-artowskich 
przedstawień, z których artysta jest być może bardziej znany nie podnio-
słaby tak rangi tej instalacji jak uwiecznienie własnej sygnatury. Jak sam 
twierdził artysta znak jest w dzisiejszym świecie najbardziej rozpozna-
walną formą. Na potwierdzenie tego stworzył cykl prac przestrzennych 
Sygnatury, w których najpierw interpretował własne nazwisko, a potem 
tworzył prace dedykowane jak choćby imię żony Magda, czy praca stwo-
rzona dla założyciela fundacji Starak.
Kompilacja liter składających się na charakterystyczną sygnaturę Fan-
gora w połączeniu z odcieniami granatu i niebieskiego, w jakich for-
ma została wykończona sprawia, że krowa oprócz niezaprzeczalnych 
walorów dekoracyjnych jest dużoformatową, mogącą funkcjonować 
w każdych warunkach atmosferycznych , rozpoznawalną i defi niowalną 
na pierwszy rzut oka wizytówką tego jednego z największych polskich 
twórców XX wieku. 

Takie rzeczy, jak litery, znaki, to jest ta dzisiejsza natura. Nie drzewa, jabłka, trawy i koty – tylko znaki. 
Wszystko jest przetransformowane. Ja po prostu czerpię z natury. Nauczyciele sztuki zawsze mi mówili, 
żebym malował z natury, no to właśnie maluję z natury, ale że natura się zmieniła, to nie moja wina. 
Dawniej malowałem jabłka, kapustę, słoneczniki, a dzisiaj litery. (…) Nazwisko, znak jest w tej chwili 
czymś wystarczającym. To jest materiał, nie model, nie zdjęcie. 

Wojciech Fangor w rozmowie ze Stefanem Szydłowskim, Błędów, marzec 2015.
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WOJCIECH FANGOR (1922 – 2015)

ZIELONE KRZESŁO, 1991 – 2008

olej, płótno, 85 x 120 cm
sygn. p.d.: Fangor 91-08

Cena wywoławcza: 120 000 zł l
Estymacja: 180 000 – 250 000 zł

PROWENIENCJA:
Polska, kolekcja prywatna
zakup od artysty

REPRODUKOWANY:
Wojciech Fangor. Palimpsest, Galeria aTAK, Warszawa, 13 stycznia – 27 luty 2009.
Szydłowski S., Wojciech Fangor. Space as play, Muzeum Narodowe w Krakowie, Kraków, 2012, s. 357.

WYSTAWIANY:
Warszawa, Galeria aTAK, Wojciech Fangor. Palimpsest, 13 stycznia – 27 luty 2009, s. 45.
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Ryszard Winiarski, absolwent Wydziału Mechaniki Precyzyjnej Poli-
techniki Warszawskiej uczęszczał jako wolny słuchacz do pracowni 
malarstwa warszawskiej ASP. Należy do grona najwybitniejszych re-
prezentantów nurtu abstrakcji geometrycznej wywodzącej się z trady-
cji konstruktywizmu. Zgodnie z założeniami programu, od 1965 roku 
budował swe obrazy w oparciu o stały moduł – kwadrat pokryty czar-
ną lub białą farbą. Ułożenie kwadratów i ich kolor jest przypadkiem 
uzależnionym od rzuconej kostki do gry lub układu losowego. Dla Wi-
niarskiego celem nie jest obraz sam w sobie, ani jego estetyka, bardziej 
interesuje go sam proces twórczy sterowany prawami gry. W tym sensie 
wyprzedzał artysta swój czas, wprowadzając do prac elementy koncep-
tualizmu. Stąd też Winiarski nie używał terminu „obraz”, ale „obszar” 
lub „próby wizualnej reprezentacji układów statystycznych”. W 1973 
roku Winiarski wyjechał na stypendium Fundacji Kościuszkowskiej do 
USA. Kontynuował tam tworzenie obrazów na przyjętych wcześniej za-
łożeniach wprowadzając dodatkowo realizacje w dużej skali i w trzech 
wymiarach. Udowodnił tym samym, że możliwe jest stworzenie w sztu-
ce zupełnie nowej jakości w oparciu o wypracowaną wcześniej teorię. 
Swoje obszary zaczął komplikować poprzez wprowadzanie do układu 
białych i czarnych kwadratów trzeciego wymiaru bądź dodatkowego 
koloru. Zainteresowanie przestrzennością pogłębiane na przestrzeni lat 
1973-74 dało w rezultacie serię bardzo ciekawych i różnorodnych prac. 
Do tych ostatnich zalicza się prezentowany obiekt. Intencją artysty – jak 
pisze Bożena Kowalska – było odrzucenie przestarzałych norm tradycyj-

nej estetyki, wszelkich obowiązujących dotąd i nauczanych w szkołach 
zasad dotyczących malarstwa, łącznie z regułami budowy kompozycji 
czy rozwiązań kolorystycznych i światłocieniowych. Winiarski zanegował 
samą ideę obrazu jako dzieła sztuki kształtowanego świadomie przez 
artystę i noszącego cechy jego twórczej indywidualności. Dążeniem ma-
larza było stworze nie sztuki bezosobowej, wyzbytej z wszelkiej emocji; 
sztuki, której nie da się ocenić z punktu widzenia wartości estetycznych, 
ale której sens można wyjaśnić racjonalnie, logicznie i precyzyjnie. (cytat 
za: Ryszard Winiarski. Prace z lat 1973-1974, Polski Dom Aukcyjny „Sztu-
ka”, Kraków 2002, s. 8-9). 
W 1973 roku Winiarski wyjechał na stypendium Fundacji Kościuszkow-
skiej do USA. Kontynuował tam tworzenie obrazów na przyjętych wcze-
śniej założeniach wprowadzając dodatkowo realizacje w dużej skali 
i w trzech wymiarach. Prezentowana praca należy do najbardziej re-
prezentatywnych i zwięzłych w formie prac Winiarskiego, stanowiących 
pewnego sedno jego idei. Kwadratowy obszar pokryty czarnymi i bia-
łymi polami ułożonymi według reguły algorytmu. Bez przestrzeni, bez 
reliefu, bez dodatkowych materiałów i komplikacji – kwadraty w kwa-
dracie – esencja twórczości Ryszarda Winiarskiego. Właśnie prace z tego 
cyklu, o sąsiedniej numeracji opisuje i reprodukuje w osobnej publikacji 
Józef Grabski (katalog wystawy Ryszard Winiarski. Prace z lat 1973-1974), 
wspomniana praca będąc w kolekcji prywatnej nie uczestniczyła w wy-
stawie, natomiast jest nieodłącznym elementem cyklu na niej prezento-
wanego, a tym samym bardzo ciekawą propozycją kolekcjonerską.

Intencją artysty było odrzucenie przestarzałych norm tradycyjnej estetyki, wszelkich 
obowiązujących dotąd i nauczanych w szkołach zasad dotyczących malarstwa, łącznie 
z regułami budowy kompozycji czy rozwiązań kolorystycznych i światłocieniowych. 
Winiarski zanegował samą ideę obrazu jako dzieła sztuki kształtowanego świadomie 
przez artystę i noszącego cechy jego twórczej indywidualności. Dążeniem malarza 
było stworze nie sztuki bezosobowej, wyzbytej z wszelkiej emocji; sztuki, której nie da 
się ocenić z punktu widzenia wartości estetycznych, ale której sens można wyjaśnić 
racjonalnie, logicznie i precyzyjnie. – Bożena Kowalska 

70
RYSZARD WINIARSKI (1936 – 2006)

AREA 142/22, 1973

akryl, płótno, 50 x 50 cm
sygn. na blejtramie: WINIARSKI 1973 AREA 142, 22

Cena wywoławcza: 50 000 zł l
Estymacja: 60 000 – 90 000 zł

PROWENIENCJA:
Kraków, kolekcja prywatna
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RYSZARD WINIARSKI (1936 – 2006)

VERTICAL GAME 4 X 4, 1981

akryl, deska, 68 x 4 x 2 cm (6 sztuk)
każda sygn. na odwrocie: vertical game 4x4 Winiarski 81

Cena wywoławcza: 90 000 zł l
Estymacja: 100 000 – 150 000 zł

PROWENIENCJA:
Warszawa, kolekcja prywatna
Kraków, kolekcja prywatna
Niemcy, kolekcja prywatna

[Winiarski] poszukiwał różnych źródeł zmiennej losowej, aby odrzucić na obrazie ocenę 
estetyczną, a zamiast tego zademonstrować pewien proces. Proces ten miał się stać 
ważniejszy niż sam efekt końcowy. Powstające prace były dla niego tylko produktem 
ubocznym przyjętego systemu, zaplanowanych operacji myślowych, w których 
zawierała się manifestacja jego twórczej postawy. – Zbigniew Libera 
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TADEUSZ DOMINIK (1928 – 2014)

OGRÓD

olej, płótno, 99 x 119 cm
sygn. p.d.: Dominik
na odwrocie nalepka Zachęty z opisem NWA 704/78 DOMINIK

Cena wywoławcza: 60 000 zł l
Estymacja: 80 000 – 100 000 zł

PROWENIENCJA:
Belgia, aukcja Domu Aukcyjnego Bernaerts Veilinghuis, 26.10.2016

Moje malarstwo jest w całości efektem otwarcia na naturę, jest inspirowane naturą. 
Nie ilustruję natury, ale swoimi obrazami otwieram drogę widzowi do ich własnego 
przeżywania. (…) Natura miała większy wpływ na moje malarstwo niż wszyscy mistrzowie, 
których podziwiałem w największych muzeach świata. – Tadeusz Dominik

cytat za: Kluszczyński. R. J., Od Michałowskiego do Fangora. Nowoczesne malarstwo polskie, 
Wydawnictwo WBC, Kraków 2016, s. 429.

Artysta urodzony w 1928r. w Szymanowie. Pochodził z ubogiej rodziny 
rolniczej. Mimo że nie miał możliwości rozwijania talentu artystycznego, 
malował od dziecka. W latach 1946-51 studiował malarstwo w Akademii 
Sztuk Pięknych w Warszawie, dyplom uzyskał w 1953 w pracowni prof. 
Jana Cybisa. Po ukończeniu studiów rozpoczął pracę asystenta w pra-
cowni prof. Wacława Waśkowskiego na wydziale Grafi ki. Był stypen-
dystą Rządu Francuskiego (1958-1959) i Ford Foundation (1961-1962). 
Konsekwentnie rozwijał swoją karierę naukową uzyskując w 1988r. tytuł 
profesora zwyczajnego. Dwukrotnie był dziekanem Wydziału Malarstwa 
warszawskiej ASP. W 1990 roku odszedł na emeryturę. Początkowo two-
rzył grafi ki, czarno-białe drzeworyty zyskujące wielkie uznanie. Później 
malarstwo stało się jego główną formą wypowiedzi. Początkowo fi gura-
tywne, już w latach 50tych zaczęło ulegać mocny uproszczeniom i synte-
zie, wręcz do podświadomie czytanych znaków a prymat w kompozycji 
zyskiwał coraz silniej kolor. Od swojego nauczyciela, wielkiego kapisty 
– Cybisa, przejął myśl, że malarstwo nie ma za zadania powielać natury 
wiernie jak fotografi a a jedynie ją sugerować kształtem barw przekazu-
jąc subiektywne odczucie a nie fakty i czyniąc z obrazu autonomiczne 
dzieło oderwane od pierwowzoru.
W latach 50 tych i 60 tych jego obrazy cechuje energiczny gest i ciem-
niejsza paleta częstokroć też pewne nawiązanie do informelu również 
w strukturze farby. W latach 70tych zdefi niował swój najbardziej rozpo-
znawalny dziś język wypowiedzi. Plamy barw, większe, płaskie zaczęły 
układać się w sugestię krajobrazu, barwy uległy stopniowemu rozja-
śnieniu, kolory nabrały intensywności. W następnych latach równolegle 
z malarstwem, uprawiał tkanie gobelinów, zajmował się też ceramiką . 
Źródłem inspiracji są często mapy, plany miast, fragmenty przypomina-

jące graff iti. Uprawia sztukę video. Od polowy lat 90. twórczość Tomasza 
Dominika wzbogaciła technika komputerowa. W roku 1956 reprezento-
wał polskie malarstwo na Biennale w Wenecji. W 1973 otrzymał Nagrodę 
im. Jana Cybisa. Zawsze jednak jego malarstwo pozostawało w ścisłym 
powiązaniu z naturą. Pejzaże Tadeusza Dominika najczęściej powsta-
wały w zaciszu pracowni. Tam artysta odtwarzał ducha zapamiętanego 
krajobrazu. Zamieniał przyrodę w znaki. Tendencji do syntezy towarzy-
szy odwaga w szafowaniu kolorem. Tadeusz Dominik należy do ścisłe-
go grona klasyków polskiej nowoczesności. Sam o swojej twórczości 
pisał: „Moje malarstwo jest w całości efektem otwarcia na naturę, jest 
inspirowane naturą. Nie ilustruję natury, ale swoimi obrazami otwieram 
drogę widzowi do jego własnego przeżywania. (…) Natura miała większy 
wpływ na moje malarstwo, niż wszyscy mistrzowie, których podziwia-
łem w największych muzeach świata.” Już w pierwszych latach powo-
jennych na jego geniusz wskazywał Józef Czapski, rozpoznając w nim 
już wtedy wybitnego kolorystę.
Dominik debiutował w 1951 na VII Wystawie Plastyki w Radomiu. Jego 
pierwsza wystawa indywidualna odbyła się w Zachęcie w 1957. Za grani-
cą zadebiutował pokazem prac (cykl drzeworytów pt. „Macierzyństwo”) 
na XXVIII Biennale w Wenecji w 1956. Jego prace znajdują się w zbiorach 
Muzeów Narodowych: w Warszawie, Krakowie, Poznaniu, Wrocławiu, 
Szczecinie, a także w Museum of Modern Art w Nowym Jorku, Museo de 
Bellas Artes w Caracas, Galerii Albertina w Wiedniu, Stedelijk Museum 
w Amsterdamie. Jego prace znajdują się w wielu muzeach i kolekcjach, 
m. in. w Muzeum Narodowym w Warszawie, Krakowie i Poznaniu, w Mu-
seum of Modern Art w Nowym Jorku, Museo de Bellas Artes w Caracas, 
Stedelijk Museum w Amsterdamie.
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73
TADEUSZ DOMINIK (1928 – 2014)

BUSZ, 1964

olej, papier czerpany, 78 x 105,5 cm
sygn. p.d.: Dominik 

Cena wywoławcza: 80 000 zł l
Estymacja: 90 000 – 100 000 zł

PROWENIENCJA:
Warszawa, kolekcja prywatna
Warszawa, kolekcja Olgi i Wojciecha Fibaków
Warszawa, Galeria Piotra Nowickiego

REPRODUKOWANY:
Tadeusz Dominik. Za oknem jest ogród, Muzeum Narodowe w Warszawie, Warszawa, 2008, s. 215.

WYSTAWIANY:
Muzeum Narodowe w Warszawie, Tadeusz Dominik. Za oknem jest ogród, 2008.

74
TADEUSZ DOMINIK (1928 – 2014)

KOMPOZYCJA, 1964

olej, papier czerpany, 78 x 106 cm
sygn. p.d.: Dominik

Cena wywoławcza: 80 000 zł l
Estymacja: 90 000 – 100 000 zł

PROWENIENCJA:
Warszawa, kolekcja prywatna
Warszawa, kolekcja Olgi i Wojciecha Fibaków
Warszawa, Galeria Piotra Nowickiego

REPRODUKOWANY:
Tadeusz Dominik. Za oknem jest ogród, Muzeum Narodowe w Warszawie, Warszawa, 2008, s. 215.

WYSTAWIANY:
Muzeum Narodowe w Warszawie, Tadeusz Dominik. Za oknem jest ogród, 2008.
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75
MIECZYSŁAW JANIKOWSKI (1912 – 1968)

KOMPOZYCJA, 1960

olej, płótno, 60 x 73 cm
sygn. na odwrocie: Janikowski

Cena wywoławcza: 35 000 zł l
Estymacja: 40 000 – 50 000 zł

PROWENIENCJA:
Warszawa, kolekcja instytucjonalna
Warszawa, kolekcja prywatna Olgi i Wojciecha Fibaków

REPRODUKOWANY:
Nowe obrazy. Kolekcja Olgi i Wojciecha Fibaków, Galeria Fibak, Warszawa 2007, s. 81.

WYSTAWIANY:
Muzeum Sztuki w Łodzi, Wystawa retrospektywna, Mieczysława Janikowskiego. Malarstwo, 1974.

Mieczysław Janikowski urodził się w 13 lutego 1912 roku w Zaleszczy-
kach. Swoje dzieciństwo spędził w Olkuszu gdzie uczęszczał do Gimna-
zjum Humanistyczne im. Kazimierza Wielkiego. Po maturze rozpoczął 
studia na Wydziale Prawa Uniwersytetu Jagiellońskiego w Krakowie. 
Po roku postanowił zmienić pierwotnie wybraną uczelnię na Akademię 
Sztuk Pięknych im. Jana Matejki. Swój talent doskonalił w pracowniach 
Władysława Jarockiego, Kazimierza Sichulskiego i Stefana Filipkiewicza, 
gdzie od oszczędnych i syntetycznych martwych natur przeszedł do ma-
larstwa usytuowanego w kręgu abstrakcji geometrycznej i konstruktywi-
zmu. Edukację artystyczną ukończył w 1939 roku, tuż przed wybuchem II 
wojny światowej. Brał czynny udział w kampanii wrześniowej jako pod-

porucznik 20. Pułku Ułanów Podkarpackich, skąd w późniejszym cza-
sie przedostał się na zachód. Następnie walczył w 1. Dywizji Pancernej 
pod dowództwem generała Stanisława Maczka, angażując się w walce 
o wyzwalanie Francji, Belgii i Holandii. W czasie bitwy został ciężko ran-
ny. W latach 1945 – 1947 kontynuował studia artystyczne w College of 
Art w Edynburgu. Po otrzymaniu stypendium w 1947 roku udał się do 
Paryża, gdzie od 1952 roku zamieszkał na stałe w słynnym „La Ruche”. 
Regularnie odwiedzał Polskę, gdzie uczestniczył w krajowych wysta-
wach i życiu artystycznym. Jego twórczość ewoluowała od realizmu, po-
przez koloryzm. Po wojnie jednak uległ sztuce francuskiej. Oczarowała 
go zwłaszcza twórczość Henriego Matisse'a i Pierre'a Bonnarda. Od tej 
pory rozpoczął poszukiwania własnego stylu, które zmierzały w stronę 

abstrakcjonizmu. Janikowski stopniowo upraszczał swoje kompozycje, 
aż do ascezy kolorystycznej i formalnej. Obrazy Janikowskiego pozo-
stające w tym nurcie, są niezwykle oszczędne, najczęściej ograniczone 
do dwóch lub trzech kolorów, „składające się” z paru, czasem dwóch 
tylko elementów. Oddziałują na widza zarówno prostotą, jak też kolo-
rem, oddając wzajemne relacje przestrzeni, ruchu i barwy. W prostocie 
tej leży siła. Jak powiedział kiedyś jeden z krytyków francuskich: Malar-
stwa Janikowskiego nie można ani opisać, ani opowiedzieć, trzeba na nie 
patrzeć, tylko na nie, długo, aż się go samemu nie dostrzeże. Jego twór-
czość cieszyła się międzynarodowym uznaniem, szczególnie w zakresie 
abstrakcji geometrycznej. Janikowski interesował się m. in. malarstwem 

materii, w czym blisko mu było do twórczości Jadwigi Maziarskiej, któ-
rą poznał w trakcie studiów w Krakowie. Artysta w czasie swojego życia 
miał tylko trzy wystawy indywidualne. W latach 1955-1966 Mieczysław 
Janikowski uczestniczył w Salonach „Réalites Nouvelles“. Pierwsze indy-
widualne wystawy artysty datowane są na 1956 rok. Miały miejsce w Ga-
lerie Colette Allendy w Paryżu i w New Vision Center Gallery w Londynie. 
Jego prace są reprezentowane w czołowych kolekcjach polskich, zbio-
rach Muzeum Narodowego w Krakowie, Warszawie, Gdańsku i Poznaniu, 
Muzeum Sztuki w Łodzi, Muzeum Pomorza Środkowego w Słupsku, Mu-
zeum Architektury we Wrocławiu, Muzeum Historycznym w Sanoku oraz 
muzeów w Bydgoszczy, Radomiu, Chełmie oraz muzeów zagranicznych.
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76
KAJETAN SOSNOWSKI (1913 – 1987)

OBRAZ CHEMICZNY, 1975 

tech. własna, płótno, 130 x 114 cm
niesygnowany
na odwrocie na zagięciu płótna numer 60

Cena wywoławcza: 90 000 zł l
Estymacja: 100 000 – 140 000 zł

PROWENIENCJA:
Warszawa, kolekcja instytucjonalna
zakup od rodziny artysty

Urodził się w Wilnie. Kształcił się w warszawskiej ASP u T. Pruszkowskie-
go. Po wojnie aktywnie współtworzył życie artystyczne, kreował łódzki 
ZPAP, był kierownikiem artystycznym „Kuźnicy”. Jeden ze współzało-
życieli warszawskiej Grupy 55 – uczestniczył we wszystkich jej wysta-
wach – i galerii Krzywe Koło, oraz Galerii EL w Elblągu, gdzie zainicjował 
Biennale Form Przestrzennych. Chętnie wystawiał w awangardowych 
galeriach, przyczynił się do utworzenia Galerii 72 w Chełmie Lubelskim. 
Uczestniczył m.in. w Wystawie Sztuki Nowoczesnej w Warszawie (1955). 
Uprawiał malarstwo, rzadziej rysunek i rzeźbę. W czasie okupacji jego 
prace nawiązywały do postimpresjonizmu, następnie skierował poszu-
kiwania w stronę form fi guratywnych. Od lat 50tych zaczął posługiwać 
się kształtami abstrakcyjnymi, początkowo aluzyjnymi, później skupił się 

na materialnych cechach kompozycji (Obrazy białe). Fascynacja naturą 
światła stała się podstawą ascetycznych „obrazów pustych”, w których 
nieomal jednobarwna płaszczyzna, zamalowana farbą rozprowadzoną 
dłonią, zdawała się promieniować blaskiem. Dalsze poszukiwania w tym 
obszarze zaowocowały pracami z cyklów Poliptyki (1965), obrazami che-
micznymi – Metalepseis (1972-1982). Pewnym wyjątkiem od tych rozwa-
żań były obrazy szyte, monochromatyczne kompozycje z pozszywanych 
kawałków płótna Katalipomena (1975), z których niektóre mają wręcz 
dodatkowy wydźwięk rękodzieła. W latach 80tych powstał też cykl ob-
razów czarnych z odniesieniem do martyrologii ojczyzny, oraz cykl obra-
zów z motywem krzyża – Interwencje (1981). 

Mam nieustanną ochotę – pisał Kajetan Sosnowski w liście do redaktora naczelnego 
miesięcznika Odra w 1970 r. – wypalić małą dziurkę w otaczającym mnie świecie, 
aby odkryć jego awizualną stronę. To na wpół żartobliwie wyjawione dążenie jest 
najbardziej znamiennym wyróżnikiem jego sztuki. Nikt jak on nie uczynił ze swego 
malarstwa narzędzia do wykrywania i demonstracji ukrytej prawdy o otaczającym nas 
świecie. Nikt jak on nie podejmował ryzyka szukania wciąż nowego języka malarskiego 
dla wyartykułowania tej prawdy. I nikt jak on, mimo tak znacznych różnic formalnych 
między poszczególnymi fazami twórczości, nie stworzył w ostatecznym rezultacie dzieła 
równie spójnego myślowo. – Bożena Kowalska 

cytat za: Kowalska B., Twórcy – postawy. Artyści mojej galerii, tom II, Warszawa 2015, s. 303. 
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KAJETAN SOSNOWSKI (1913 – 1987)

BEZ TYTUŁU, 1960

olej, płótno, 73 x 60 cm
sygn. p.d.: 60 / Kajetan

Cena wywoławcza: 30 000 zł l
Estymacja: 40 000 – 45 000 zł

78
KAJETAN SOSNOWSKI (1913 – 1987)

ŚWIATŁA WIECZORNE, 1957

olej, tektura, 26,5 x 14,5 cm
sygn. na odwrocie: KAJETAN SOSNOWSKI / olej – 26,5 x 14,5 – 1957 / „ŚWIATŁA WIECZORNE”
na odwrocie naklejka z Centralnego Biura Wystaw Artystycznych w Warszawie z opisem pracy

Cena wywoławcza: 35 000 zł l
Estymacja: 40 000 – 50 000 zł

PROWENIENCJA:
Warszawa, kolekcja instytucjonalna
zakup od rodziny artysty
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TADEUSZ KANTOR (1915 – 1990)

SYNKU W NIEBIE WIATR WIELKI, NIE CHODŹ DO NORYMBERGII, 1984

tech. mieszana, papier, 59 x 43,5 cm
sygn. p.d.: 22.05.84 / T. Kantor

Cena wywoławcza: 22 000 zł l
Estymacja: 25 000 – 30 000 zł

80
EUGENIUSZ MARKOWSKI (1912 – 2007)

KOMPOZYCJA, 1976

tech. mieszana, folia, płótno, 128 x 108 cm 
niesygnowany

Cena wywoławcza: 25 000 zł l
Estymacja: 30 000 – 40 000 zł
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Polska rzeźbiarka, wykładowca Uniwersytetu Artystycznego w Po-
znaniu, profesor Uniwersytetu w Kalifornii i Los Angeles. W 1954 
roku ukończyła warszawską ASP a następnie PWSSP w Sopocie. 

Od wielu lat Abakanowicz należy do grona twórców, którymi opiekuje 
się słynna Marlborough Gallery. W latach 60. stworzyła cykl abakanów 
– wielkoformatowych prac wykonanych w technice tkackiej. Abakany 
przyniosły artystce międzynarodowe uznanie już w 1962 roku w trakcie 
Międzynarodowego Biennale Tkaniny w Lozannie. W ślad za tym wyróż-
nieniem przyszedł złoty model na Biennale w Sao Paolo (1965) co osta-
tecznie ugruntowało pozycję Abakanowicz na arenie międzynarodowej. 
W latach 70. tworzyła cykle „Alteracje” i „Embriologia” – składały się na 
nie prace oscylujące pomiędzy tradycyjną rzeźbą a tradycyjną tkaniną, 
wykonane z lin konopnych i płótna z juty nasyconych i utwardzonych ży-
wicą syntetyczną. W latach 80. artystka sięgnęła do tradycyjnych mate-
riałów rzeźbiarskich, takich jak brąz, kamień i drewno. Człowiek zawsze 
pozostawał w centrum zainteresowania Abakanowicz jako jednostka 
elementarna mimo że wiele z jej prac to często przedstawienia zbioro-
we. W ten sposób rzeźbiarka chce zwrócić uwagę na kondycję jednostki 
ludzkiej i jej pozycję we współczesnym świecie – zagubienie w nadmia-
rze, anonimowość w tłumie. 

Prace Magdaleny Abakanowicz można było oglądać dotychczas na licz-
nych polskich i światowych wystawach, m.in. w Pasadenie, Zurichu, Lo-
zannie, Mannheim, Londynie, Melbourne, Nowym Jorku i w wielu innych 
miastach. Jest artystką rozpoznawalną i cieszącą się niesłabnącym zain-
teresowaniem na Zachodzie. Jej rzeźby znajdują się w najważniejszych 
europejskich i amerykańskich instytucjach muzealnych i kolekcjach pry-
watnych oraz pokazywane są w przestrzeni publicznej takich miast jak 
Wenecja czy Nowy Jork.

(…) Czym jest sztuka?
Pragnęłam wam powiedzieć, że sztuka należy do najmniej szkodliwych 
działalności człowieka. Pamiętam jednak, że była ona często wykorzysty-
wana w celach propagandowych przez reżimy totalitarne. Chciałam po-
wiedzieć wam o niezwykłej wrażliwości artysty, jednakże przypomniałam 
sobie, że Hitler był malarzem, a Stalin pisał sonety.
Sztuka pozostanie najbardziej zdumiewającą działalnością człowieka, 
zrodzoną z bezustannych zmagań rozumu z szaleństwem, marzenia z rze-
czywistości… – Magdalena Abakanowicz 

MAGDALENA ABAKANOWICZ
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MAGDALENA ABAKANOWICZ (1930 – 2017)

FIGURY – MANEKINY CZARNE, 1972

grupa 5 fi gur, 
manekin, juta farbowana na czarno
wys. ok. 180 cm
sygn. na podst. Manekiny/Abakanowicz/1972 (każdy)

Cena wywoławcza: 600 000 zł l
Estymacja: 800 000 – 1 000 000 zł

PROWENIENCJA:
Warszawa, kolekcja prywatna
kolekcja własna artystki

REPRODUKOWANY:
Magdalena Abakanowicz Textile Strukturen und Konstruktionen. Environments, Kunstverein fur die Rheiniande und Westfalen Düseldorf 
Grabbeplatz Kunsthalle, Düsseldorf,1972, il.s.nlb.
Abakanowicz? Abakanowicz! Dom Artysty Plastyka, Warszawa, 2012, folder il. s. 2.
Magdalena Abakanowicz – retrospektywa, Centrum Rzeźby Polskiej w Orońsku, 2013, s. 106.

WYSTAWIANY:
Düsseldorf, Kunstverein fur die Rheiniande und Westfalen Düseldorf Grabbeplatz Kunsthalle, Magdalena Abakanowicz Textile Strukturen 
und Konstruktionen. Environments, 29 marzec – 28 maja 1972.
Aberdeen, Aberdeen Art Gallery, Environments, 1972.
Warszawa, Dom Artysty Plastyka, Abakanowicz? Abakanowicz! 20 grudzień 2012 – 3 luty 2013.
Centrum Rzeźby Polskiej w Orońsku, Magdalena Abakanowicz – retrospektywa, 8 czerwiec – 3 listopad 2013.
Galeria Winda, Kielce, Magdalena Abakanowicz, 15 maja – 15 czerwca 2014.

AUKCJA DZIEŁ SZTUKI 205/

Mówiąc o człowieku, dotyka się także jego związku z naturą i podobieństw w świecie 
organicznym. W grupach, które tworzę, nie ma dwóch postaci jednakowych. 
Gromada ludzi, ptaków, owadów, garść liści – to tajemniczy zbiór wariantów 
pewnego wzoru. Zagadka natury nie znoszącej dokładnych porównań czy nie 
mogącej ich dokonać, podobnie jak ręka człowieka nie potrafi  powtórzyć własnego 
gestu. – Magdalena Abakanowicz

cytat za: Elżbieta Dzikowska, Polscy artyści w sztuce świata, Rosikon press, 2005.



206 / AUKCJA DZIEŁ SZTUKI 207/

Fenomen prac Magdaleny Abakanowicz, jednej z największych artystek 
XX wieku, rozpatrywać można w wielu aspektach, które odkrywać bę-
dziemy zapewne jeszcze długo. Jej dzieła są skończone, mają określony 
kształt, ciężar, wielkość, a jednak w przedziwny sposób zmieniają się 
w zależności od przestrzeni jaką organizują i czasu, w którym sa pre-
zentowane. To jakimi będą jutro pozostaje zagadką, ale na pewno będą 
inne, bo inny będzie człowiek, którego naturę obrazują. Zmieniają sie też 
przez lata światła, wygląd, oświetlenie i proporcje, stąd te same formy 
nigdy nie są takie same, choć pozostają tak samo wspaniałe, a nawet 
nabierają z czasem i wraz ze zmianą miejsca jeszcze głębszego wyrazu. 
Dlatego prawdziwe są w Polsce, Europie, ale też muzeach Ameryki, Azji 
i Australii, gdzie są rozumiane i podziwiane. 
Prezentowana praca ma wymiar szczególny. Jest stosunkowo wcze-
sną pracą artystki, niezwykle wyznacznikową. Stanowi bowiem jeden 
z pierwszych, jak nie pierwszy przykład nowego nurtu w działalności 
twórczej artystki, z którego najprawdopodobniej jest najbardziej znana. 
Rodził się on etapami, powstawał niejakoby pokonując kolejne etapy 
w widzeniu świata przez artystkę, ewoluował, wychodząc z jednej ma-
terii i tworząc kolejne byty. Około roku 1970 powoli zaczyna zmieniać się 
świat Abakanów. Do przestrzennych wielkoformatowych tkanin wkrada-
ją się grube pozostawione liny, węzły, pętle, labirynty widocznych sznu-
rów. Powoli zapowiada się tężenie materii, scalanie, „drążenie tkanki”, 
jak sama nazywała to artystka w poszukiwaniu tego co najważniejsze 
w organizmie. Liny i sznury opuszczają często sam organizm, z którego 
się wywodzą. Pełzną po podłożu sal wystawowych, jakby same szukały 
ujścia swojej energii, stając się symbolem żywotności, biologii, ale też 
poszukiwań. Sygnalizują również nowy etap zainteresowań artystki. 
Fascynacja siłą biologiczną w Abakanach zamienia się w refl eksję egzy-
stencjalną, zachwyt nad naturą zamienia się w analizę natury człowieka, 
paradoksów jego istnienia i próbę ich przedstawienia. Poszukiwaniom 
tym artystka zostanie wierna do końca życia. Na różnych jego etapach, 
w różny sposób, ale nigdy nie pozostawiła już człowieka jako przedmiotu 
badań. Należy podkreślić, że ten moment przejścia do innego terenu za-
interesowań jest niezwykle ważny w twórczości artystki. Kontrast między 
cyklami jest ogromny. Tchnący przepychem mięsistych, unerwionych, 
tętniących życiem form cykl Abakanów zostały połączony niejakoby li-
nami z fi gurami z płótna workowego, głowami wypchanymi sznurami, 

kokonami, czy w końcu postaciami z brązu i ogromnymi instalacjami ze 
wszelkiego rodzaju materiałów. W twórczości artytki pozostaje już tyl-
ko to co niezbędne. Zostaje pozbawiona tego co ubiera, co kamufl uje, 
a pozostaje to co najważniejsze – struktura, która mówi sama za siebie. 
Kształty, postaci, obiekty powstają jako efekt wiwisekcji , są dowodami 
na próbę dotarcia jak najgłębiej w naturę ludzką, są jak pisze Mariusz 
Hermansdorfer "negatywem człowieka – jego śladem". Zmienia się tez 
rola widza. Wcześniej był wciągany niejakoby w świat natury, chciał wej-
śc do wnętrza miękkich rozłożystych tworów, zjednoczyć się ze światem 
przyrody, poczuć się dobrze i komfortowo. Teraz bierze udział w analizie, 
jest uczestnikiem kontemplacji na temat własnego istnienia, jest uczest-
nikiem swoistego misterium. Zmiana w twórczości artystki powstała na 
skutek głębokiej refl eksji nad otaczającą rzeczywistością. Codzienność 
składa się z ludzkich postaci, twarzy, tak do siebie podobnych, a jednak 
różnych. W tłumie, grupie wyglądamy jakby tak samo, różnice widoczne 
są z bliska. I tak jest w formach artystki. Każdy manekin jest integralną 
częścią grupy, nie bardzo różniącą się od innych, ale wystarczy chwila by 
spostrzec, że każdy jest zupełnie inny. Przyodziany, jak w skórę w jutowe 
płótno zdaje się nie różnić, mieć takie same organiczne części składowe, 
ale wykonuje inny gest, patrzy na co innego, myśli co innego. Postaci nie 
są nieruchome, żyją. Artystka zamyka ich w kadrze, jakby w stop klatce, 
chwyta ich wizerunek w trakcie ruchu, ponieważ jest on podstawą byto-
wania i poszukiwań. Bez poszukiwań nie ma rozwoju. Czarne manekiny 
z 1972 roku są jak naoczny przykład przemiany artystki. Mówią wszyst-
ko o tym procesie, który stał się znamienny dla jej sztuki. Z poprzednią 
wizją łaczą je liny pełznące jeszcze po ziemi i jak pępowina łączące je 
z biologią. Ale są już postaciami, nie pozostawiają złudzeń, że powstały 
z myślą o człowieku, a może ściślej kobiety? Nadaje im to jeszcze głęb-
szego sensu i stanowi o absolutnej kolekcjonerskiej rzadkości, o czym 
nie trzeba przekonywać znawców sztuki. Praca pozostawała przez długi 
okres czasu we własnej kolekcji artystki jako dzieło niezwykle intymne 
i symboliczne. Wystawiane właściwie zaraz po powstaniu w Düsseldorfi e 
i Aberdeen było przez lata nie pokazywane w Polsce. Dopiero 5 lat temu 
mógł ją zobaczyć widz polski. Teraz może stać się częścią naszej prze-
strzeni, a można być bardziej niż pewnym, że zmieni ją i podporządkuje 
w niezwykły sposób, jak to było w zamyśle artystki blisko 50 lat temu. 

Twórczość to tajemnicza sprawa. W pewnej chwili udaje się przelać energię w przedmiot, 
ale co o tym rozstrzyga – nie wiemy i nigdy się nie dowiemy. Czy jest to bliskie działaniu 
szamana? W niektórych kulturach to właśnie szaman jest tym, kto tworzy obiekty kultu. 
Obiekty tak silnie przesycone energią, że mogą zabijać. – Magdalena Abakanowicz

cytat za: Elżbieta Dzikowska, Polscy artyści w sztuce świata, Rosikon press, 2005.
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JAN TARASIN (1926 – 2009)

SYTUACJA XXI, 1993

olej, płótno, 40 x 30 cm
sygn. l.d.: Jan Tarasin 93
na odwrocie: Jan Tarasin / Sytuacja XXI / 93

Cena wywoławcza: 19 000 zł l
Estymacja: 25 000 – 30 000 zł

PROWENIENCJA:
Polska, kolekcja prywatna
zakup od rodziny artysty

Jan Tarasin urodził się w 1926 r. w Kaliszu. W 1946 ukończył Liceum Ogól-
nokształcące im. Kazimierza Wielkiego w Olkuszu. W latach 1946-1951 
studiował na Wydziale Malarstwa w Akademii Sztuk Pięknych w Krako-
wie, w pracowni prof. Zbigniewa Pronaszki, Zygmunta Rudnickiego oraz 
Wacława Taranczewskiego. Jako student w 1948r. zadebiutował na Wy-
stawie Sztuki Nowoczesnej w Krakowie. Duża popularność zyskał, dzięki 
zaprezentowaniu swojego propagandowego plakatu Bumelant (1952). 
Działał również w pracowni grafi ki Andrzeja Jurkiewicza i Konrada 
Srzednickiego. W 1954r. wykonał cykl litografi i zatytułowanych „Nowa 
Huta i jej mieszkańcy”,w którym przeciwstawiał się ofi cjalnemu optymi-
zmowi oraz drugi cykl „Dom“, w którym operował symboliką martwej 
natury oraz zawarł treści egzystencjalne, odnoszące do dramatu wojny. 
Od 1956r. maluje obrazy niefi guratywne. Przestrzeń obrazu wypełniają 
wyodrębnione elementy – "przedmioty" umieszczane na płaszczyźnie 
lub w aluzyjnej przestrzeni. Zasadę tę utrzymuje w swojej twórczości. 
Zmieniają się tylko sposoby opracowania "przedmiotów". Od lat 70. 
"przedmioty" zmieniają się w ciemne znaki – quasi kaligrafi ę – na ja-
snym tle. W latach 1963-1967 był pedagogiem na Wydziale Architektury 
Wnętrz ASP w Krakowie, a po przeprowadzce do Warszawy po kilku la-

tach podjął pracę na warszawskiej Akademii Sztuk Pięknych w Pracow-
ni Malarstwa. W 1985r. Mianowany został profesorem nadzwyczajnym, 
a po 2 latach objął stanowisko rektora akademii, które sprawował do 
1990r. Jan Tarasin należący do grupy artystów polskiego malarstwa 
współczesnego, uważany jest za przedstawiciela nurtu zmierzającego 
w stronę syntezy znaków, ale równocześnie pozostającego w nurcie 
sztuki fi guratywnej. Jest laureatem licznych nagród, w tym m. in. za cykl 
litografi i „Dom” na Ogólnopolskiej Wystawie Młodej Plastyki w Arsenale 
(Warszawa, 1955), I nagrodę na I Biennale Grafi ki (Kraków,1960), nagro-
dę gazety „Yomiuri” na Międzynarodowej Wystawie Młodych Plastyków 
(Tokio 1964), Nagrodę Krytyki im. Cypriana Norwida za najlepszą wysta-
wę indywidualną w Warszawie (1976). W swoim dorobku artystycznym 
ma ponad 20 wystaw indywidualnych m . in.: „Salon Nowej Kultury” 
(1957), i „Krzywe koło” (1960) w Warszawie, Galeria „Krzysztofory” w Kra-
kowie (1959, 1981, 1986), Galeria „Lambert” (1962) w Paryżu, Galeria 
Zero” (1964) w Tokio .Uczestniczył także w wielu wystawach międzyna-
rodowych, problemowych, ogólnopolskich i przeglądowych. Jego prace 
znajdują się w licznych zbiorach muzealnych w kraju i zagranicą. 

Chcę, żeby to co maluję miało taką konkretność jak w naturze, żeby miało ciężar, 
kształt, kolor. Nie chcę jednak żeby to, co robię, miało bezpośrednie odniesienia do 
jakiegoś gotowego tworu natury. Zajmuję się „przedmiotami” na wielu piętrach ich 
odprzedmiotowienia. Jest to taka gra, która polega na tym, że to, co abstrakcyjne, musi być 
prawie materialne, a to co materialne, zdążać w kierunku abstrakcji – Jan Tarasin 

cytat za: Piotr Majewski, Liryka przedmiotowości. „Krytyka poetów” wobec malarstwa Jana Tarasina, 
Anales Universitatis Mariae Curie Skłodowska, vol. VIII (2), 2010, str. 45-46 
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JAN TARASIN (1926 – 2009)

DOJRZEWAJĄCE PRZEDMIOTY, 1999

olej, płótno, 114 x 146 cm
sygn. l.d.: J.Tarasin 99
opisany na odwrocie: JAN TARASIN 1999 / „DOJRZEWAJĄCE PRZEDMIOTY”

Cena wywoławcza: 160 000 zł l
Estymacja: 200 000 – 300 000 zł

PROWENIENCJA:
Warszawa, kolekcja prywatna

Jan Tarasin od wielu lat zmagał się z fascynującym go światem przed-

miotów – znaków. Pierwotnie jego głównym tematem malarskim była 
martwa natura, którą artysta stopniowo redukował i przekształcał 
w układ plam, znaków, form i linii. Inspiracją dla niego były przedmio-
ty wzięte bezpośrednio z otaczającej go rzeczywistości, często swoją 
kompozycją przypominające pismo. Są to zapisy, które przypominają 
nieznany alfabet, za pomocą którego artysta zapisał lub szyfrował wia-
domość. W przestrzeni obrazów Tarasina rozgrywają się skomplikowane 
i wielowątkowe akcje, dla których tłem może być przestrzeń niezidenty-

fi kowanej lub przypominającej zarys pejzażu. Przedmioty na obrazach 

Tarasina zdają się być formami występującymi w określonym porząd-
ku. Tarasin swoją kompozycją znaków wprowadza widza w swój świat 
mikro i makrokosmosu, przedmioty mają tylko sugerowaną substancję, 
domyślny ciężar, przeczuwaną dynamikę, zdradzają ukierunkowanie na-
pięć, domagają się swojego miejsca w przestrzeni. Narodziny przedmio-
tów symbolizują moment ewolucji niepełnej i nieukształtowanej formy 
w nową najdoskonalszą, która zdaje się ukazywać współczesny świat, 
bazę danych, wśród której funkcjonujemy.

Artysta stworzył oryginalny system umownych przedmiotów-znaków, sytuujących się 
na pograniczu sztuki abstrakcyjnej i przedstawiającej, które umieszczał w nieokreślonej 
przestrzeni w ten sposób, że – jak sam pisał – „nie tracą one nic ze swoich cech materialnych, 
jak ciężar, materia, dynamiczność lub statyczność itp. Przede wszystkim jednak 
zasadniczego znaczenia nabiera nie ich jednostkowa charakterystyka, a wzajemne stosunki 
między nimi, cała sytuacja”.

cytat za: Kluszczyński. R. J., Od Michałowskiego do Fangora. Nowoczesne malarstwo polskie, 
Wydawnictwo WBC, Kraków 2016, s. 414.
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STEFAN GIEROWSKI (ur. 1925)

OB. DCCCLXVI, 2009

olej, płótno, 150 x 120 cm
sygn. i opisany na odwrocie: S.GIEROWSKI Ob. DCCCLXVI 2009

Cena wywoławcza: 90 000 zł l
Estymacja: 100 000 – 130 000 zł

PROWENIENCJA:
Warszawa, kolekcja prywatna

Jeśli malarstwo posiada w sobie jakąś tajemnicę, jeśli posiada głębię, daje możliwość 
wielowarstwowych odczuć, wyraża więcej niż zarejestrowanie faktu – wtedy staje się dobrym 
malarstwem, staje się sztuką. Dotyczy to zarówno malarstwa abstrakcyjnego, jak i wszystkich innych 
kierunków. Malarstwo fi guratywne też może być obojętną dekoracją, ale w sztuce abstrakcyjnej widać 
tę dekorację łatwiej, wyraźniej się czuje, że chodzi tylko o połączenie różnych elementów i rytmów. Taki 
obraz daje mało możliwości interpretacyjnych; ot – plama na ścianie, układ prostokątów czy trójkątów. 
Byłbym jednakże ostrożny w osądach i sformułowaniach, choćby dlatego, że wiele obrazów w naszej 
świadomości jest czymś innym niż w naszym postrzeganiu. Istnieje więc pewna dwuznaczność i ona 
także sprawia, że malarstwo staje się czymś więcej niż zwykłą rejestracją przedmiotów, zjawisk, 
sposobów widzenia. – Stefan Gierowski 

fragment wywiadu przeprowadzonego przez Elżbietę Dzikowską, 
Artyści mówią. Wywiady z mistrzami malarstwa, wyd. Rosikon Press 2011
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STEFAN GIEROWSKI (ur. 1925)

OB. DCCCLIV

olej, płótno 100 x 92 cm
sygn. na odwrocie: S.Gierowski / OB.DCCCLIV

Cena wywoławcza: 90 000 zł l
Estymacja: 100 000 – 130 000 zł

PROWENIENCJA:
Warszawa, kolekcja prywatna

Malarz i rysownik, Stefan Gierowski to jeden z najwybitniejszych, obok 
takich twórców jak Wojciech Fangor czy Roman Opałka, przedstawiciel 
współczesnej polskiej awangardy. W latach 1945-48 studiował malarstwo 
na krakowskiej ASP pod kierunkiem Władysława Jarockiego, Jerzego Fed-
kowicza i Zbigniewa Pronaszki. Równolegle studiował historię sztuki na 
Uniwersytecie Jagiellońskim. Swe obrazy prezentował na słynnej wysta-
wie „Arsenału” w roku 1955. Na stałe związał się z Galerią „Krzywe Koło”, 
gdzie w 1957 roku wystawił obrazy utrwalające moment dojścia do ma-
larstwa niefi guratywnego. W latach 1962-1996 wykładał na warszawskiej 
ASP, pełniąc w latach 1975-81 funkcję dziekana Wydziału Malarstwa. Wy-
daje się, że kluczowe dla rozwoju twórczości młodego artysty były z jed-
nej strony postać Władysława Strzemińskiego z drugiej zaś współpraca 
z Galerią „Krzywe Koło”. To tam w 1957 roku zaprezentował serię obrazów 

zrywających ostatecznie z fi guratywnością, to od tego momentu kolejne 
płótna nazywa Obrazami, numerując je liczbami rzymskimi. Na twórczość 

Gierowskiego wpływ wywarł unizm zaś zainteresowanie fakturą i właści-
wościami poszczególnych malarskich elementów wpisują jego sztukę 
w nurt malarstwa materii. Obiektem poszukiwań artysty stają się wyłącz-
nie tworzywo i składające się na nie elementy: przestrzeń, światło, barwa 
oraz linia. Sam twórca tak mówi o swoim wyborze: „Uznałem za najbliż-
szą moim skłonnościom krańcową decyzję poprzedników, że barwa, forma 
i materia są treścią obrazu i jedynym autonomicznym malarskim środkiem 
przekazu. Dawało to szansę istotnego pogłębiania moich wyobrażeń o rze-
czywistości i opartego o fakty realistycznego widzenia przedmiotu moich 
zainteresowań, którym stał się problem światła i przestrzeni. Aby zachować 
dystans w stosunku do własnych intencji przekazu i uniknąć nieporozumień, 

przyjąłem jako tytuł moich prac słowo „obraz” (obraz czegoś) oraz wpro-
wadziłem kolejną numerację rzymską (nie dla wszystkich czytelną)” (Fijał-
kowski / Gierowski. Wizje malarstwa [kat. wys.]., Państwowa Galeria Sztuki 
w Sopocie, sierpień 2002). 



218 / AUKCJA DZIEŁ SZTUKI 219/

86
LEON TARASEWICZ (ur. 1957)

BEZ TYTUŁU, 2017

akryl, płótno, 100 x 260 cm (dyptyk)
sygn. na odwrocie: Leon Tarasewicz 2017, 
Acrylic on canvas 260 x 100

Cena wywoławcza: 85 000 zł l
Estymacja: 100 000 – 120 000 zł

Wydaje mi się, że nigdy nie będę w stanie 
malować „abstrakcyjnie” – bez odniesienia do 
rzeczywistości. To stąd zawsze pochodzi pierwszy 
sygnał, który powoduje określony proces myślenia 
i którego efektem jest obraz. Czasami refl ektuję 
się, że w pewnym momencie, na przykład, 
zaczynam dostrzegać żółte pasy – pejzaż.

Leon Tarasewicz, cytat za: Kisielewski A., 
Cały czas chodzi o malarstwo, Galeria Arsenał, katalog 1995

Jeden z najbardziej intrygujących malarzy współczesnych. Pełen inwen-
cji i kolorystycznej wrażliwości. Jego malarstwo rodzi się z obserwacji 
pejzażu pozbawionego ludzkiej obecności, otaczającej go natury, któ-
rą wnikliwie analizuje a następnie przenosi na płótna. Przedstawienia 
te nie mają jednak w sobie nic z realizmu. Lasy, pola, ptasi lot to har-
monijnie kompozycje powtarzających się motywów bliższe abstrakcji. 
Przyczyną jest dążenie do odnalezienia wartości czysto malarskich 
– kolor, faktura, światło. Tarasewicz stosuje głównie kolory podstawo-
we, czasem kontrasty barw dopełniających. Zwykł mawiać: Moim ma-
rzeniem jest, by obrazy przejęły kontrolę nad odbiorcą w taki sposób, by 
jego otoczenie przestawało istnieć, wtedy obraz, nieograniczony żad-
nymi ramami, mógłby się bez przeszkód rozrastać, wciągając odbiorcę. 

Od 1996 roku Tarasewicz prowadzi Gościnną Pracownię Malarstwa na 
ASP w Warszawie, związany jest z Galerią Foksal, Galerią Białą w Lubli-
nie oraz z berlińską Galerie Nordenhake. Tarasewicz brał udział między 
innymi w Biennale w Sao Paulo w roku 1987 i w APERTO '88 w ramach 
weneckiego Biennale. Wielokrotnie uczestniczył w zbiorowych pre-
zentacjach sztuki polskiej za granicą, m.in.: z Andrzejem Szewczykiem 
i Krzysztofem M. Bednarskim (Berlin, 1989), z Karolem Broniatowskim, 
Edwardem Dwurnikiem, Izabellą Gutowską i Jerzym Kaliną (Luksem-
burg, 1992). Jego wystawy indywidualne odbyły się w Springer & Winc-
kler Galerie w Berlinie (1998, 2001) i we Frankfurcie nad Menem (1992, 
1996), w Galerie Nordenhake w Sztokholmie (1989, 1991, 1993, 2001), 
w Galleria del Cavallino w Wenecji (1986, 1989, 2001). 
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WŁODZIMIERZ PAWLAK (ur. 1947)

DZIENNIK NR 59, 1996

olej, płótno, 150 x 110 cm
sygn. na odwrocie: WŁODZIMIERZ PAWLAK DZIENNIK NR 59 150x110 1996

Cena wywoławcza: 50 000 zł l
Estymacja: 60 000 – 80 000 zł

Artysta urodzony w 1957r. w Korytowie koło Żyrardowa. W latach 1972-
1978 uczył się w średniej szkole technicznej, równocześnie rozwijając 
swoje umiejętności artystyczne. Od 1980 r. studiował na warszawskiej 
Akademii Sztuk Pięknych na Wydziale Malarstwa. W 1985r. uzyskał dy-
plom w pracowni Rajmunda Ziemskiego. Cykl obrazów obrazów dy-
plomowych nosi tytuł „Obrazy zamalowane”. Pierwotnym zamiarem 
ostatecznie niezrealizowanym, było zamalowanie obrazów w obecno-
ści komisji dyplomowej, co miało być aktem zniszczenia i solidarności 
z anonimowymi autorami politycznych napisów na murach. „W gru-
pie obrazów z lat 1986-1987 stosował zabieg przesłaniania kompozy-
cji maskującą ją warstwą farby, co było oryginalnym przeniesieniem 
i utrwaleniem w sztuce charakterystycznego motywu zamalowanych 
politycznych haseł na murach („Nie mówię, nie widzę, nie słyszę”, „Skąd 
przychodzimy, kim jesteśmy, dokąd idziemy”, „Łamanie szklanych ru-
rek”)”. Będąc studentem 3 roku studiów wraz z Ryszardem Grzybem, 
Pawłem Kowalewskim, Jarosławem Modzelewskim, Markiem Sobczy-
kiem i Ryszardem Woźniakiem założył grupę artystyczna Gruppa. Był 

uczestnikiem niemal wszystkich jej wystaw i akcji, współredaktorem 
pisma „Oj dobrze już”, w którym zamieszczał wiersze, manifesty, tek-
sty odczytów. Wspólnie z Gruppą uczestniczył w niezależnym ruchu 
artystycznym lat 80. Prace z tego okresu czasu były silnie zakorzenione 
w problematyce społeczno-politycznej, stanowiły pełen ironii i specy-

fi cznego humoru komentarz do sytuacji w kraju. Komentował zastaną 
sytuację sięgając po niewyszukaną, trafi ającą wprost metaforykę, jak 
w cyklu „Świnie” (1983), czy symboliczne przetworzenia pięcioramien-
nej gwiazdy, jak w obrazach Czerwony autobus rusza w drogę dookoła 
świata, Droga z piekła do piekła (1984). Po tej fazie twórczości odwo-
łującej się bezpośrednio do otaczającej artystę rzeczywistości powrócił 
on do refl eksji teoretycznej, analizy formy, koloru, faktury. Tworzył prace 
monochromatyczne, eksperymentował z linią odciskaną przez zamo-
czony w farbie sznurek, malował obrazy składające się z grubych wał-
ków wyciśniętej kolorowej farby. 
Za stworzony w 1989 roku, cykl „Dziennik” otrzymał nagrodę „Grand 
Prix” na 22 Festiwalu Malarstwa w Cagnes-sur-Mer. Obrazy pochodzące 
z tej grupy są dla Pawlaka forma wypowiedzi artystycznej, która oscyluje 
wokół fi lozofi i sztuki. „Dzienniki” prowadzone są w różny sposób: część 
z nich wykonywana jest na płótnie i zachowana jest w monochroma-
tycznej gamie kolorystycznej przeplatanej znakami pisma, inne nato-
miast wyrażane są w formie rysunku ołówkiem na papierze lub w formie 
gablotek które zawierają przedmioty (tubki po farbach, uszkodzone 
pędzle, zużyte bilety czy pudełka po zapałkach). Włodzimierz Pawlak 
w swoim dorobku artystycznym posiada ponad 12 wystaw indywidu-
alnych i przeszło 20 wystaw grupowych. Jest malarzem, performerem, 
poetą, teoretykiem sztuki i pedagogiem.
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PIOTR UKLAŃSKI (ur. 1968)

TRAVEL TO THE MIDDLE, 2012

tech. własna, papier, sklejka, 120 x 120 cm
opisany na odwrociu: (Travel to the Middle), Untitled PU 2012

Cena wywoławcza: 250 000 zł l
Estymacja: 300 000 – 350 000 zł

PROWENIENCJA:
Polska, kolekcja prywatna
Szwajcaria, kolekcja prywatna
Geneva, kolekcja prywatna, Gagosian Gallery

Piotr Uklański jest artystą, uważanym za jednego z najbardziej zna-
czących polskich współczesnych artystów. Jest także polskim reży-
serem i fotografi kiem, mieszkającym na stałe w USA. Swoją edukację 
artystyczną poszerzał na Akademii Sztuk Pięknych w Warszawie, gdzie 
gościnnie uczęszczał do pracowni Marka Koniecznego. W czasie stu-
diów w gronie jego bliskich znajomych byli: Zbigniew Warpechowski, 
Krzysztof Zarębski i Paweł Freisler. W 1991 roku po ukończeniu studiów 
wyjechał do Nowego Jorku, gdzie studiował fotografi ę w Cooper Union 
School for Advancement of Science and Art. W Nowym Yorku osiadł na 
stałe tworząc i pracując jako fotograf. W Polsce jego wystawy pojawiają 
się jednak cyklicznie. Towarzyszące im scenerie są zaaranżowane z róż-
nego rodzaju materii. Uklański posługuje się również różnymi formami 
przekazu jak fotografi a, instalacja, wideo czy performance. Śmiałe i nie-
przewidywalne wizje, uczyniły Uklańskiego uznanym w kraju i za granicą 
artystą. Jego instalacje i fotografi e zdobią zbiory wielu muzeów sztuki 
współczesnej na całym świecie. Wśród jego licznych dzieł i instalacji wy-
różnić należy pracę dzięki której zaistniał – Dance Floor z 1996 roku. Była 
to kompilacja migoczących na podłodze świateł w stylu disco z polskim 
godłem umieszczonym na ścianie. Widzowie skonfrontowani z tanecz-
ną przestrzenią ekspozycji, mogą odczuwać chęć wkroczenia na Dance 
Floor, która jednak nie może zostać zaspokojona. W 2004 roku Uklański 

wystawił swoją monumentalną fotografi ę, reprezentującą sztukę pol-
ską na Biennale w Sao Paulo w 2004 roku. Fotografi a o wymiarach 4 x 
5 metrów przedstawiała podobizną Jana Pawła II, ułożoną z sylwetek 
ludzkich ciał ujętych z lotu ptaka.
W 2012 roku Uklański w Zachęcie Narodowej Galerii Sztuki w Warsza-
wie zaprezentował wystawę zatytułowaną Czterdzieści i cztery będącą 
niekonwencjonalną ekspozycją złożoną: z monumentalnych prac stwo-
rzonych z tkanin, cyklu fotografi i oraz instalacji znanych z jego wcze-
śniejszej twórczości. Uklański na swój sposób przemienił wnętrza galerii 
w „jaskinię” w której widz, przenosi się w inny wymiar. Różnorodność 
eksponowanych dzieł Uklańskiego nie pozwala na klasyfi kację jego 
twórczości w określonej kategorii. Artysta swobodnie w swojej porusza 
się między technikami od malarstwa do fi lmu. W roku 2006 roku jego 
najsłynniejsze dzieło zostało sprzedane na londyńskiej aukcji w Phillips 
de Pury & Company za 568 tysięcy funtów. Prace Piotra Uklańskiego 
znajdują sie w kolekcjach m.in. Metropolitan Museum of Art w Nowym 
Jorku, Museum of Modern Art w Nowym Jorku, Solomon R. Guggenheim 
w Nowym Jorku, Tate Modern w Londynie, Walker Art Center w Minne-
apolis, Museum of Modern Art w Chicago, Muzeum Sztuki Nowoczesnej 
w Warszawie, Migros Museum für Gegenwartskunst w Zurychu czy Fun-
dacji François Pinaulta.
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XAWERY WOLSKI (ur. 1960)

NUDO BIANCO / BIG WHITE KNOT (BIAŁY WĘZEŁ), 2010

brąz, galwanizowana guma, 200 x 120 x 33 cm
niesygnowany

Cena wywoławcza: 70 000 zł l
Estymacja: 90 000 – 100 000 zł

WYSTAWIANY:
Miami, USA, Diana Lowenstein Fine Arts Gallery, Thoughts, Meditations, Acts, 2011.

Xawery Wolski urodził się w 1960 roku w Warszawie. Określany jest 
jako polsko – meksykański artysta i rzeźbiarz. Studiował na warszaw-
skiej i krakowskiej Akademii Sztuk Pięknych, a także w Academie des 
Beaux-Arts w Paryżu i w New York Studio School of Drawing, Paiting 
and Sculpture. W 2014 roku został fi nalistą I nagrody ogólnopolskiego 
konkursu Artystyczna Podróż Hestii, dzięki któremu miał możliwość wy-
jazdu na stypendium do Nowego Jorku. W 1996 roku przebywał w Mek-
syku, gdzie działał w nieformalnym kręgu artystycznym, współpracując 
z poznanym tam wybitnym meksykańskim rzeźbiarzem Juanem Soria-
no. Stworzył wówczas wiele projektów z których do najważniejszych na-
leży rzeźba Łańcuch Nieskończoności, znajdująca się na stałe przy wej-
ściu do Rufi no Tamayo Museum, seria obiektów stworzonych dla hotelu 
Four Season w Punta Mita oraz stele ułożone w Álvaro Obregón (przy 
wyjściu z Metro Zapata), którą Wolski wykonał we współpracy z dzieć-
mi i pomocy francuskiego Ministerstwa Stosunków Zewnętrznych. 
W latach 2008-2009 artysta pracował w Bangkoku, dzięki zaproszeniu 
Fundacji Jim Thompson. Brał udział w wielu programach rezydencyj-
nych. Kilka lat spędził w Azji i Indiach, tworząc obiekty, w których starał 
się oddać istotę zagadnień metafi zycznych i problematyki kulturowej. 
Zrealizował ponad siedemdziesiąt wystaw indywidualnych na całym 
świecie, wśród których wyróżnić należy wystawę w Liu Haisu Museum 
w Szanghaju, Narodową Galeria Sztuki Zachęta w Warszawie, The Lux 
Art Institute, Museo Carillo Gil, Museo Rufi no Tamayo i Museo de Arte 
Moderno w Meksyku.

Twórczość Wolskiego charakteryzuje się prostotą formy, która odgrywa 
rolę łącznika pomiędzy odległą przeszłością, a teraźniejszością. W swo-
jej sztuce Wolski stara się przybliżyć tradycję rzeźbiarską, w której synte-
tyzuje proste formy i geometryczne kształty, aby przedstawić konkretne 
idee i koncepcje. Xawery Wolski w oparciu o proste formy, odniesienie 
do tradycyjnych wizji rzeźbiarstwa ukazuje swoją współczesną wizję 
formy przestrzennej. Jego rzeźby z terakoty przywołują skojarzenia 
z naturalnymi i organicznymi formami. Artysta stara się wyrazić w nich 
złożoność natury i wewnętrznej duchowości oraz skłania do refl eksji 
nad materią energii. W swoich najnowszych pracach Wolski pozostaje 
przy abstrakcyjnej formie, w któej jednak dopatrzeć można się subtelnej 
obecności kształtów przypominających człowieka.
Za pomocą elementów ludzkiego ciała i twarzy, artysta zaprasza widza 
do wewnętrznych refl eksji. Gładkie i białe powierzchnie jego rzeźb, od-
wołują się do twórczych idei Wolskiego – spokoju i odpoczynku, sugeru-
jąc jednak pewne niezadane pytania. Jego ostatni projekt Infi nity Cha-
ins (2017) obejmuje serię stałych rzeźb w przestrzeni publicznej, w tym 
w San Diego w Kalifornii (USA), Parku Grotowskiego w Warszawie oraz 
w hotelu Kimpton Epic w Miami na Florydzie (USA).
Bazując na swoich licznych podróżach i doświadczeniach, Xawery Wol-
ski, stara się stworzyć artystyczne zderzenie krajów o odmiennych kul-
turach, które w jego sztuce po połączeniu tworzą wspólny dialog. Jak 
sam twierdzi – "kraje oddalone są w sensie geografi cznym, mają wiele 
wspólnego w sensie antropologicznym". 
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JERZY KAŁUCKI (ur. 1931)

PRZEBIEGI XXXI, 2014

akryl, płótno 160 X 115 cm
sygn. na odwrocie: Jerzy Kałucki 2014 / PRZEBIEGI XXXI

Cena wywoławcza: 45 000 zł l
Estymacja: 50 000 – 70 000 zł

WYSTAWIANY:
Kraków, Galeria Starmach, Jerzy Kałucki. Przebiegi i Konteksty, 2017.

Malarz, scenograf, ukończył krakowską Akademię Sztuk Pięknych. De-
biutował w roku 1958 scenografi ą dla Opery Śląskiej we Wrocławiu. 
Wkrótce zaczął wystawiać również prace malarskie. W roku 1963 Ka-
łucki miał swoją pierwszą wystawę indywidualną w krakowskiej Galerii 
Krzysztofory. W 1976 r. został ofi cjalnie członkiem Grupy Krakowskiej. 
Prowadził pracownię malarstwa poznańskiej ASP w latach 1981 – 2003. 
Artystę interesuje studiowanie relacji między elementami przestrzeni, 
ruchu, barwy i światła. Stosuje przede wszystkim formy abstrakcyj-
ne – geometryczne. Chętnie ogranicza je na płaszczyźnie obrazu linią 
łukowatą bądź z niej samej czyni obiekt zainteresowań. Geometria 
w obrazach Kałuckiego jest mocno konceptualna, widz podświadomie 
wyobraża sobie brakujące elementy łuków czy pasów, czuje siły działa-
jące wewnątrz kompozycji. Układy te są precyzyjnie przemyślane. Kon-
sekwentnie realizuje swoje poszukiwania w różnych mediach, grafi ce 

a nawet instalacji. Kwintesencją przedstawień malarskich Kałuckiego są 
trzy motywy: łuk, który jest fragmentem koła i rozszerza przestrzeń pra-
cy, linia prosta oraz barwna płaszczyzna. Wszystkie działania malarskie 
Kałuckiego cechuje precyzja i dokładność. Artysta jest bardzo oszczęd-
ny w środkach, dzięki czemu uzyskuje niesamowitą przejrzystość wymo-
wy. Sztuka Kałuckiego jest niewątpliwie kontynuacją abstrakcji geome-
trycznej początków XX wieku. 
Cykl Przebiegi, do którego zalicza się oferowana praca, powstawał od 
2010 roku. Artysta odrzuca w nim formę koła, statyczność zamienia na 
dynamizm bo, jak sam mówi, o ile wcześniejsze były próbami syntezy, 
nadania przestrzeni arbitralnej struktury, zawierającej całokształt do-
świadczonego świata we wszystkich jego punktach – to nowe obrazy są 
tymi punktami, jednostkowymi zdarzeniami, w ułamkach czasu, prze-
mijającymi i one są tymi co konstytuują wszechświat. 
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MIKOŁAJ KOCHANOWSKI (1916 – 1987)

RELIEF, LATA 70. XX W.

tech. własna, płótno, 100 x 85 cm
sygn. i opisany na odwrocie: 100X85 / MIKOŁAJ KOCHANOWSKI / 
KRAKÓW / DZIERŻYŃSKIEGO 21c/6

Cena wywoławcza: 18 000 zł l
Estymacja: 20 000 – 30 000 zł

REPRODUKOWANY:
Mikołaj Kochanowski (1916-1987), Kraków, wrzesień, 2017, s. 45.

WYSTAWIANY:
Kraków, wrzesień, 2017, Mikołaj Kochanowski (1916-1987), poz. 25.

92
ANDRZEJ NOWACKI (ur. 1953)

RELIEF, 2010

tech. własna, 96 x 96 cm
sygn. na odwrocie: 08.06.10 A.NOWACKI 2010 8x10

Cena wywoławcza: 25 000 zł l
Estymacja: 30 000 – 40 000 zł
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IGOR MITORAJ (1944-2014) 

KEA, 1979

brąz, wys. 20 cm
edycja: 25/250
sygn. i opisany: u dołu: Mitoraj, oraz wewnątrz: 25/250

Cena wywoławcza: 22 000 zł l
Estymacja: 25 000 – 30 000 zł

Mitoraj modeluje swoje rzeźby uszkodzone, podzielone, zniszczone, modeluje każdy fragment 
– rękę, nogę, oko, usta, genitalia, skrzydła, tułów – ale ta fragmentacja odzwierciedla 
stan człowieka i społeczeństwa: to „ja, podzielone", rozszczepienie osobowości, przemoc 
człowieka nad drugim człowiekiem i nad samym sobą, głębokie konfl ikty świadomości 
z podświadomością, niepokojące autodestrukcyjne tendencje jakim jednostka poddaje się 
w dzisiejszym świecie. Mitoraj udowadnia, że piękno przetrwa każdą ranę, okaleczenie, wszelkie 
możliwe zniszczenia, tak jak przetrwa piękno płatków uciętego kwiatu. – Costanzo Costantini

cytat za: Costanzo Costantini, Conversazioni con Igor Mitoraj, L’enigma della pietra, ed. Il Cigno, Roma 2004.
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EDWARD DWURNIK (ur. 1943)

KONIEC POETY, 1986

olej, płótno, 146 x 113 cm
sygn.l.d.: Dwurnik, Koniec poety
odwrocie: 1986 / DWURNIK / "KONIEC POETY" / NR:XVI – 182 / 1166

Cena wywoławcza: 28 000 zł l
Estymacja: 35 000 – 40 000 zł

95
MAREK SOBCZYK (ur. 1955)

KRÓLEWNA, 2003

tempera, płótno, 130 x 90 cm
opisany na odwrocie: MAREK SOBCZYK / 2003 temp.jajk./KRÓLEWNA / 130 x 90

Cena wywoławcza: 25 000 zł l
Estymacja: 30 000 – 40 000 zł
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TOMASZ TATARCZYK (1947-2010)

ŚLADY, 1996

olej, papier, 57 x 84 cm
sygn. u dołu: T.TATARCZYK 96

Cena wywoławcza: 27 000 zł l
Estymacja: 30 000 – 40 000 zł

Twórczość Tomasza Tarczyka jest jedną z najbardziej osobistych wy-
powiedzi w sztuce współczesnej. Tatarczyk urodził się w 1947 r. w Ka-
towicach. W latach 1966-1972 studiował na Politechnice Warszawskiej, 
a następnie w latach 1976-1981 na wydziale malarstwa warszawskiej 
Akademii Sztuk Pięknych. Dyplom uzyskał w pracowni profesora Jana 
Tarasina. W latach 1980-1986 pracował jako pedagog w macierzystej 
uczelni. W okresie stanu wojennego przyłączył się do niezależnego ru-
chu artystycznego, wystawiając swoje obrazy w kościołach. W 1990 zdo-
był jedną z nagród na XV Festiwalu Polskiego Malarstwa Współczesnego 
w Szczecinie. Malarstwo Tatarczyka jest skupione, oszczędne, bazuje na 
pojedynczych, dobitnie wyeksponowanych motywach, wąskiej gamie 
barwnej. Jego twórczość jest efektem wnikliwej obserwacji wybranych 
z otoczenia i wielokrotnie powtarzanych motywów: zamknięte bramy, 
drogi, wzgórza, wąwozy, woda i unoszące się na jej powierzchni łodzie 
lub brodzące w niej psy. Od połowy lat 80. związany z Galerią Foksal 
w Warszawie, miał tam kilka wystaw indywidualnych, uczestniczył 
też w prezentacjach zbiorowych organizowanych przez te galerię, jak 
„4 Foksal Gallery Artists”, Richard Demarco Gallery, Edynburg 1985, 
„Dialog”, Moderna Museet, Sztokholm 1985 i in. W latach 1987-1988 był 
stypendystą Fundacji Kościuszkowskiej. Jego prace były prezentowane 

były również w: galerii BWA w Lublinie, Galerii Awangarda we Wrocła-
wiu, Państwowej Galerii Sztuki w Sopocie, Galerii 86 w Łodzi, w Gale-
rii Zachęta w Warszawie, Soho Center for Visual Arts w Nowym Jorku, 
Galerie Ucher, Kolonia. Uczestniczył w licznych wystawach zbiorowych. 
W 1999 r. został laureatem Grand Prix Międzynarodowego Konkursu Ry-
sunku we Wrocławiu. Był stypendystą Fundacji Kościuszkowskiej w No-
wym Jorku; Fundacji Sorosa w USA i Fundacji Rockefellera we Włoszech. 
Artysta podtrzymywał kontakt z kilkoma galeriami, generalnie przyjął 
postawę wycofania, ograniczenia do mikrokosmosu nadwiślańskiej, 
fl isackiej wsi, w której mieszka. Moja pracownia znajduje się w miejscu 
oddalonym od zgiełku wielkiego miasta – wyznaje. – Jest tutaj szeroka 
rzeka, są wzgórza, lasy, pola, wąwozy i urwiska, dzikie i oswojone zwie-
rzęta, dobrzy i źli ludzie oraz miejsca i rzeczy naznaczone ich obecnością, 
a także zmieniające się pory roku i dnie niepodobne do siebie. Wszystko tu 
odczuwa się z większą intensywnością niż w mieście. Jednocześnie mam 
świadomość tego, że przynależę do tak zwanego świata cywilizacji. Stwa-
rza to swoisty chaos, w którym, kiedy maluję, staram się znaleźć pewien 
porządek niejako przefi ltrowany przez to, co wiem, i to, co czuję; znaleźć 
porządek, kiedy patrzę na fragment jakiejś całości, na detal oczyszczony 
z reszty i tego detalu magnetyzm. 



236 / AUKCJA DZIEŁ SZTUKI 237/

Dom Aukcyjny Polswiss Art jest partnerem w programie Wealth Consulting 
dla klientów ING Banku Śląskiego.

AUKCJA DZIEŁ SZTUKI
12 GRUDNIA 2017

Aukcja:
12 grudnia 2017 r., godz. 19.00

Dom Aukcyjny Polswiss Art
ul. Wiejska 20, Warszawa

Aukcjoner:
Marek Grzybowski

Wystawa przedaukcyjna:
17 listopada – 12 grudnia 2017 r.

Dom Aukcyjny Polswiss Art
ul. Wiejska 20, Warszawa

pn. – pt.: 11.00 – 19.00
sob.: 11.00 – 15.00

Zlecenia licytacji:
e-mail: galeria@polswissart.pl

tel.: +48 (22) 628 13 67

Opracowanie katalogu:
Marzena Karpińska, Marta Rydzyńska, Agnieszka Murawska

Redakcja katalogu:
Marta Rydzyńska

Logistyka ekspozycji:
Michał Pająk

Reprodukcje:
Marek Beczek

Opracowanie grafi czne:
Marcin Jagodziński

Skład:
Paweł Wolski

Sesja we wnętrzu:
DAYLIGHT Studio / fot. Jakub Certowicz

Copyright© Dom Aukcyjny Polswiss Art



238 / AUKCJA DZIEŁ SZTUKI 239/

Niniejszy Regulamin określa zasady i warunki sprzedaży dzieł sztuki lub innych obiek-
tów kolekcjonerskich na aukcjach lub w ramach tzw. sprzedaży poaukcyjnych organi-
zowanych przez spółkę pod fi rmą DOM AUKCYJNY POLSWISS ART Spółka z ograniczoną 
odpowiedzialnością z siedzibą w Warszawie, wpisaną do rejestru przedsiębiorców pro-
wadzonego przez Sąd Rejonowy dla m.st. Warszawy XII Wydział Gospodarczy Krajowego 
Rejestru Sądowego, pod numerem KRS 0000187973, posiadającą NIP 526-246-17-79, 
REGON: 016246823, zwaną dalej Domem Aukcyjnym. 

Regulamin obowiązuje wszystkich Licytujących, którzy biorą udział w Aukcji oraz 
Nabywców, którzy zawarli z Domem Aukcyjnym umowę sprzedaży lub warunkową umo-
wę sprzedaży w ramach aukcji lub w ramach tzw. sprzedaży poaukcyjnej.

Regulamin może być przez Dom Aukcyjny w każdym czasie odwołany lub zmienio-
ny przez aneksy dostępne w trakcie Aukcji lub poprzez obwieszczenie Aukcjonera przed 
rozpoczęciem Aukcji danego Obiektu. Powyższe zmiany nie dotyczą jednak umów sprze-
daży Obiektów zawartych przed ogłoszeniem zmiany Regulaminu. 

1. Defi nicje 
Aukcja – zorganizowany sposób zawarcia umowy polegający na składaniu Domowi Au-
kcyjnemu na zasadach i warunkach określonych w niniejszym Regulaminie konkurencyj-
nych ofert nabycia poszczególnych Obiektów przez Licytujących, którzy w niej fi zycznie 
uczestniczą lub mogą uczestniczyć, i w której zwycięski Nabywca jest zobowiązany do 
zawarcia umowy sprzedaży lub warunkowej umowy sprzedaży.

Aukcjoner – osoba fi zyczna wyznaczona przez Dom Aukcyjny do prowadzenia Aukcji.
Cena wywoławcza – cena wywoławcza zamieszczona w Katalogu jest kwotą, od której 

rozpoczyna się Aukcja Obiektu. Obiekty licytowane są w górę, tzn. licytacja może zakoń-
czyć się na kwocie wyższej niż cena wywoławcza lub równą tej kwocie. Informację o cenie 
obiektów oznaczonych w katalogu gwiazdką można uzyskać w Domu Aukcyjnym.

Cena gwarancyjna – dla każdego obiektu Dom Aukcyjny ustala cenę gwarancyj-
ną. Jej wysokość jest informacją poufną. Kwota ta mieści się w przedziale pomiędzy 
ceną wywoławczą a dolną Estymacją. Jeżeli w trakcie Aukcji cena gwarancyjna nie zosta-
nie osiągnięta, zakończenie Aukcji skutkuje zawarciem warunkowej umowy sprzedaży, 
co zostaje ogłoszone przez Aukcjonera.

Estymacja – podana w katalogu Estymacja jest szacunkową wartością Obiektu okre-
śloną przez Dom Aukcyjny na podstawie cen sprzedaży podobnych obiektów, porówny-
walnych pod względem stanu, rzadkości, jakości i pochodzenia. Licytujący nie powinni 
traktować estymacji jako zapewnienia, ani prognozy co do faktycznej ceny sprzedaży. 
Estymacja nie zawiera Opłaty aukcyjnej ani Opłaty z tytułu “droit de suite”. Zakończenie 
Aukcji w przedziale estymacji lub powyżej górnej estymacji jest równoznaczne z zawar-
ciem prawnie wiążącej umowy sprzedaży pomiędzy Domem Aukcyjnym a Licytującym, 
który zaoferował najwyższą cenę przyjętą przez Aukcjonera. Zakończenie Aukcji poniżej 
dolnej estymacji jest równoznaczne z zawarciem warunkowej umowy sprzedaży pomię-
dzy Domem Aukcyjnym a Licytującym, który zaoferował najwyższą cenę przyjętą przez 
Aukcjonera.

Formularz rejestracji – dokument sporządzony według wzoru przygotowanego 
przez Dom Aukcyjny, którego wypełnienie przez Licytującego jest warunkiem dopusz-
czenia do udziału w Aukcji 

Katalog – dokument przygotowany przez Dom Aukcyjny zawierający opis Obiektów, 
które zostaną wystawione na sprzedaż w trakcie Aukcji.

Licytujący – osoba fi zyczna, osoba prawna lub jednostka organizacyjna nie posia-
dająca osobowości prawnej, utworzona i działająca zgodnie z przepisami właściwego 
prawa, biorąca udział w Aukcji.

Nabywca – Licytujący, który w trakcie trwania Aukcji złożył najwyższą Ofertę przyjętą 
przez Aukcjonera, w wyniku czego pomiędzy nim a Domem Aukcyjnym zostaje zawarta 
umowa sprzedaży lub warunkowa umowa sprzedaży.

Obiekt – dzieło sztuki lub inny obiekt kolekcjonerski wystawiony na sprzedaż w ra-
mach Aukcji. 

Oferta – złożona przez Licytującego w trakcie trwania Aukcji oferta nabycia Obiektu 
za cenę wyrażoną w polskich złotych

Opłata aukcyjna i podatek VAT – do Oferty złożonej przez Licytującego i przyjętej 
przez Aukcjonera Dom Aukcyjny dolicza Opłatę aukcyjną w wysokości 18%. Wylicytowa-
na cena wraz z Opłatą aukcyjną zawiera podatek od towarów i usług VAT. Opłata au-
kcyjna obowiązuje również w sprzedaży poaukcyjnej, w przypadku, gdy Obiekt nie został 
sprzedany na Aukcji. Dom Aukcyjny wystawia faktury VAT marża.

Opłata z tytułu dokonanych zawodowo odsprzedaży oryginalnych egzemplarzy 
utworu plastycznego tzw. “droit de suite” – zgodnie z art. 19-195 Ustawy z dnia 4 lutego 
1994 r. o prawie autorskim i prawach pokrewnych z późniejszymi zmianami oraz obo-
wiązującą w Unii Europejskiej dyrektywą 2001/84/WE Parlamentu Europejskiego i Rady 
z dnia 27 września 2001 r. w sprawie prawa autora do wynagrodzenia z tytułu odsprze-
daży oryginalnego egzemplarza dzieła sztuki twórcy i jego spadkobiercom, w przypadku 
dokonanych zawodowo odsprzedaży oryginalnych egzemplarzy utworu plastycznego, 
przysługuje prawo do wynagrodzenia stanowiącego:

1.  5% części ceny sprzedaży, jeżeli ta część jest zawarta w przedziale do równowar-
tości 50 000 euro, oraz

2.  3% części ceny sprzedaży, jeżeli ta część jest zawarta w przedziale od równowar-
tości 50 000,01 euro do równowartości 200 000 euro, oraz

3.  1% części ceny sprzedaży, jeżeli ta część jest zawarta w przedziale od równowar-
tości 200 000,01euro do równowartości 350 000 euro, oraz

4.  0,5% części ceny sprzedaży, jeżeli ta część jest zawarta w przedziale od równowar-
tości 350 000,01euro do równowartości 500 000 euro, oraz

4.  0,25% części ceny sprzedaży, jeżeli ta część jest zawarta w przedziale przekracza-
jącym równowartość 500 000 euro

– jednak nie wyższego niż równowartość 12 500 euro.
Warunkowe Umowy sprzedaży – Dom Aukcyjny dopuszcza zawarcie warunkowej 

umowy sprzedaży. Umowa taka dochodzi do skutku pod warunkiem akceptacji najwyżej 
oferty złożonej przez Licytującego i przyjętej przez Aukcjonera przez właściciela obiektu. 
Dom aukcyjny zobowiązuje się negocjować z właścicielem Obiektu możliwość obniże-
nia ceny do kwoty zaoferowanej przez Licytującego i przejętej przez Aukcjonera. Jeśli 
negocjacje nie przyniosą pozytywnego rezultatu w ciągu 7 dni roboczych od daty Aukcji 
Obiekt uznaje się za niesprzedany. Dom aukcyjny zastrzega sobie wówczas prawo do 
przyjmowania po Aukcji ofert równych cenie gwarancyjnej na Obiekty wylicytowane wa-
runkowo. W przypadku otrzymania takiej oferty od innego Licytującego Dom Aukcyjny 
informuje o tym fakcie Nabywcę, który zawarł warunkową umowę sprzedaży. Nabywca 
ma w takim wypadku prawo do podwyższenia swojej oferty do ceny gwarantowanej 
i przysługuje mu wtedy pierwszeństwo w zakupie Obiektu. Jeśli Nabywca, który zawarł 
warunkową umowę sprzedaży, nie podwyższy swojej oferty do ceny gwarancyjnej wa-
runkowa umowa sprzedaży zostaje rozwiązana, a Obiekt może zostać sprzedany innemu 
Licytującemu po cenie gwarancyjnej.

2. Postanowienia ogólne
Przedmiotem Aukcji są Obiekty oddane do sprzedaży komisowej przez sprzedają-
cych lub stanowiące własność Domu Aukcyjnego. Zgodnie z oświadczeniami sprzeda-
jących wystawione na Aukcję Obiekty stanowią ich własność, bądź też sprzedający mają 
prawo do rozporządzania nimi, a ponadto Obiekty te nie są one objęte jakimkolwiek 
postępowaniem sądowym i skarbowym, są wolne od zajęcia i zastawu oraz innych ogra-
niczonych praw rzeczowych, a także jakichkolwiek roszczeń osób trzecich. Dom Aukcyj-
ny zapewnia fachową wycenę oraz rzetelny opis katalogowy Obiektów wystawionych na 
sprzedaż w ramach Aukcji, a także pokrywa koszty ich ubezpieczenia. Aukcja jest prowa-
dzona w języku polskim i zgodnie z polskim prawem przez Aukcjonera wskazanego przez 
Dom Aukcyjny. Aukcjoner ma prawo do dowolnego rozdzielania lub łączenia Obiektów 
oraz do ich wycofania z Aukcji bez podania przyczyn. Opisy zawarte w Katalogu Aukcji 
mogą być uzupełnione lub zmienione przez Aukcjonera lub osobę przez niego wskazaną 
przed ich wystawieniem na Aukcję. Dom Aukcyjny zapewnia, że opisy katalogowe Obiek-
tów wystawionych na Aukcji wykonane zostały w najlepszej wierze z wykorzystaniem do-
świadczenia i wiedzy fachowej pracowników Domu Aukcyjnego oraz współpracujących 
z Domem Aukcyjnym ekspertów.

3. Udział w Aukcji – zasady ogólne.
Warunkiem udziału w Aukcji jest zaakceptowanie przez Licytującego zasad i warunków 
Aukcji zawartych w niniejszym Regulaminie w całości i bez jakichkolwiek zastrzeżeń. 

Dom Aukcyjny ma prawo według swojego uznania odmówić dopuszczenia niektó-
rych Licytujących do udziału w Aukcji lub sprzedaży poaukcyjnej. 

Wszyscy Licytujący muszą zarejestrować się przed Aukcją, dostarczyć wymagane in-
formacje przewidziane w Formularzu rejestracji oraz okazać dokument potwierdzający 
tożsamość (dowód osobisty lub paszport).

W przypadku powzięcia uzasadnionych wątpliwości Dom Aukcyjny ma prawo po-
prosić Licytującego (np. w celu sprawdzenia jego wypłacalności, poświadczenia jego toż-
samości lub w celu uniknięcia fałszerstwa) o przedstawienie dodatkowych dokumentów 
lub pozyskać dane o Licytującym od osób trzecich.

Dane osobowe Licytującego są informacjami poufnymi i pozostają do wyłącznej 
wiadomości Domu Aukcyjnego. 

O ile Licytujący nie zażyczy sobie inaczej, rachunek za zawarte umowy zostanie prze-
słany na adres podany przez Licytującego w Formularzu rejestracji

4. Osobisty udział w Aukcji
Licytujący może wziąć osobisty udział w Aukcji. W tym celu Licytujący powinien przy-
być do siedziby Domu Aukcyjnego w dacie Aukcji określonej w Katalogu i pobrać ta-
bliczkę z numerem aukcyjnym, którą można otrzymać przy stanowisku rejestracyjnym 
po wypełnieniu Formularza rejestracyjnego. Pracownik Domu Aukcyjnego dokonujący 
rejestracji ma prawo poprosić o dokument potwierdzający tożsamość Licytującego. 
Bezpośrednio po zakończeniu Aukcji należy zwrócić tabliczkę z numerem aukcyjnym, 
a w przypadku złożenia najkorzystniejszej oferty przyjętej przez Aukcjonera odebrać po-
twierdzenie zawartych umów.

5. Licytacja w imieniu Licytującego
Dom Aukcyjny może reprezentować Licytującego na podstawie zlecenia licytacji. Formu-
larz rejestracji należy przesłać e-mailem na adres: galeria@polswissart.pl lub zostawić 
osobiście w siedzibie Domu Aukcyjnego najpóźniej na godzinę przed rozpoczęciem Au-
kcji. W przypadku złożenia zlecenia licytacji z limitem Dom Aukcyjny dokłada starań, by 
Licytujący zakupił Obiekt w możliwie najniższej cenie. 

Regulamin sprzedaży aukcyjnej 
w DOMU AUKCYJNYM POLSWISS ART Sp. z o.o. z siedzibą w Warszawie

6. Licytacja telefoniczna
Licytujący, którzy chcą brać udział w Aukcji za pośrednictwem środków bezpośredniego po-
rozumiewania się na odległość, powinni przesłać Formularz rejestracji e-mailem na adres: 
galeria@polswissart.pl lub zostawić osobiście w siedzibie Domu Aukcyjnego najpóźniej na 
jeden dzień przed dniem Aukcji. Pracownicy Domu Aukcyjnego połączą się z Licytującym 
przed rozpoczęciem Aukcji wybranych obiektów. Dom Aukcyjny nie ponosi odpowiedzial-
ności za bark możliwości wzięcia udziału w Aukcji za pośrednictwem środków bezpośred-
niego porozumiewania się na odległość w przypadku problemów z uzyskaniem połączenia 
z podanym przez Licytującego numerem telefonu. Dom Aukcyjny zastrzega, że może reje-
strować i archiwizować rozmowy telefoniczne z klientem, o których mowa powyżej.

7. Przebieg aukcji
Aukcja rozpoczyna się od prezentacji Obiektu i podania przez Aukcjonera ceny wywoław-
czej. Licytujący mają prawo składać swoje Oferty. O wysokości postąpienia decyduje Au-
kcjoner. Zakończenie Aukcji Obiektu następuje w momencie uderzenia młotkiem przez 
Aukcjonera i jest równoznaczne z zawarciem umowy sprzedaży lub warunkowej umowy 
sprzedaży pomiędzy Domem Aukcyjnym a  Licytującym, który zaoferował najwyższą 
cenę przyjęta przez Aukcjonera. 

Ceny na Aukcji są podawane w złotych polskich.
Aukcjoner może w każdym momencie Aukcji wycofać dany Obiekt ze sprzedaży.
W przypadku powstania błędu bądź zaistnienia sporu co do wyniku Aukcji, Aukcjo-

ner może ponownie zaoferować Obiekt do sprzedaży (również bezpośrednio po uderze-
niu młotkiem). W takiej sytuacji Aukcjoner może także podjąć wszelkie inne działania, 
które uzna za racjonalne i stosowne. 

8. Płatności
Licytujący, który w wyniku przyjęcia jego Oferty przez Aukcjonera zawarł z Domem 
Aukcyjnym umowę sprzedaży jest zobowiązany do zapłaty ceny powiększonej o Opłatę 
aukcyjną i ewentualnie Opłatę z tytułu “droit de suite” za zakupione Obiekty w terminie 
7 dni od dnia Aukcji. W przypadku zawarcia warunkowych umów sprzedaży termin na 
dokonanie płatności biegnie od chwili poinformowania Nabywcy przez Dom Aukcyjny 
o zaakceptowaniu jego oferty przez właściciela Obiektu. Dom Aukcyjny jest uprawniony 
do naliczenia odsetek ustawowych za  opóźnienie w płatności. Dom Aukcyjny przyjmuje 
następujące formy płatności: gotówka, karta płatnicza oraz przelew na rachunek bankowy:

Dom Aukcyjny Polswiss Art Sp. z o.o. z siedzibą w Warszawie 
ul. Wiejska 20, 00-490 Warszawa 
ING Bank Śląski: 57 1050 1038 1000 0023 0543 9743 
SWIFT: INGBPLPW

Dom Aukcyjny Polswiss Art 
ul. Wiejska 20, 00-490 Warszawa

9. Płatność w walutach innych niż polski złoty
Wszystkie płatności są przyjmowane w polskich złotych. Na specjalne życzenie Licytującego 
i po wcześniejszym uzgodnieniu Dom Aukcyjny dopuszcza możliwość dokonania płatności 
w Euro, Dolarach amerykańskich lub funtach brytyjskich. Wartość transakcji opłacanej w in-
nej walucie niż polski złoty będzie powiększona o opłatę manipulacyjną w wysokości 1%. 
Przewalutowanie zostanie dokonane po dziennym kursie kupna waluty obowiązującym 
w ING Banku Śląskiem w dacie zaksięgowania przelewu na rachunku Domu Aukcyjnego.

10. Przejście własności Obiektu na Nabywcę.
Własność Obiektu przechodzi na Nabywcę z chwilą zapłaty całej ceny powiększonej 
o Opłatę aukcyjną i ewentualnie o Opłatę z tytułu “droit de suite”.

11. Odbiór obiektów
Odbiór zakupionego na Aukcji Obiektu jest możliwy po dokonaniu przez Nabywcę zapła-
ty całej ceny powiększonej o  Opłatę aukcyjną i ewentualnie o Opłatę z tytułu “droit de 
suite” oraz uregulowaniu innych wymagalnych zobowiązań wobec Domu Aukcyjnego.

Odbiór Obiektu powinien nastapić w terminie 7 dni roboczych od daty Aukcji. Po 
tym terminie Dom Aukcyjny przesyła wszystkie sprzedane Obiekty do magazynu ze-
wnętrznego, a Nabywca obciążony zostanie kosztami transportu oraz magazynowania. 
Wielkość opłat będzie uzależniona od operatora magazynu oraz rodzaju i wielkości 
Obiektu. Zaakceptowanie niniejszego regulaminu równoznaczne jest z zaakceptowa-
niem regulaminu spółki magazynowej. 

Po upływie 7 dni roboczych od daty Aukcji na Nabywcę przechodzi ryzyko utraty 
i uszkodzenia nieodebranego Obiektu, a także ciężary związane z takim Obiektem, w tym 
koszty jego ubezpieczenia. 

12. Postępowanie w przypadku opóźnienia lub braku płatności
W przypadku gdy Nabywca w terminie 7 dni roboczych od daty Aukcji nie uiści całej ceny 
powiększonej o Opłatę aukcyjną i ewentualnie o Opłatę z tytułu “droit de suite” Dom 
Aukcyjny bez uszczerbku dla innych swoich praw może zastosować jeden lub kilka z po-
niższych środków prawnych: 

a)  przechować Obiekt w swojej siedzibie lub w innym miejscu na ryzyko i koszt Na-
bywcy;

b)  odstąpić od umowy sprzedaży bez konieczności wyznaczania dodatkowego ter-
minu i zatrzymać dotychczas otrzymane od Nabywcy środki fi nansowe na poczet 
pokrycia poniesionych szkód i utraconych korzyści;

c)  odrzucić zlecenia Nabywcy w przyszłości lub zrealizować takie zlecenie pod wa-
runkiem uiszczenia kaucji;

d)  naliczać odsetki ustawowe za  opóźnienie od dnia wymagalności do dnia zapłaty 
całej ceny powiększonej o Opłatę aukcyjną i ewentualnie o Opłatę z tytułu “droit 
de suite”;

e)  sprzedać Obiekt na Aukcji lub prywatnie z estymacjami i ceną minimalną ustalo-
ną przez Dom Aukcyjny. Jeżeli w wyniku podjęcia powyższych działań Obiekt zo-
stanie sprzedany za cenę niższą niż ta która została zaoferowana przez Nabywcę 
i przyjęta przez Aukcjonera na aukcji, wówczas będzie on zobowiązany do pokry-
cia Domowi Aukcyjnemu wynikającej stąd różnicy 

f)  wszcząć postepowanie sądowe przeciwko Nabywcy w celu odzyskania wierzytel-
ności;

g)  potrącić wierzytelności Nabywcy względem Domu Aukcyjnego z wierzytelnością 
Domu Aukcyjnego wobec tego Nabywcy,

h)  zastosować prawo zastawu na innych Obiektach wstawionych przez takiego Na-
bywcę w komis.

13. Reklamacje
Wszelkie reklamacje będą rozpatrywane zgodnie z przepisami prawa polskiego. Nabyw-
ca będący osobą fi zyczną ma prawo zgłosić reklamację z tytułu niezgodności towaru 
z umową w terminie 1 roku od daty wydania Obiektu. Wobec Nabywców nie będących 
konsumentami Dom Aukcyjny nie ponosi odpowiedzialności za wady fi zyczne oraz wady 
prawne zakupionych Obiektów.

14. Pozwolenie na export
Dom Aukcyjny nie zapewnia jakichkolwiek pozwoleń na wywóz Obiektów poza granice 
Rzeczypospolitej Polskiej. W związku z powyższym Licytujący we własnym zakresie po-
winni się zorientować czy w razie potrzeby wywozu obiektu poza granice Polski nie są 
wymagane dodatkowe pozwolenia. Zgodnie z ustawą z dnia 23 lipca 2003 r. o ochronie 
zabytków i opiece nad zabytkami (Dz. U. nr 162 poz. 1568, z późn. zm.), wywóz określo-
nych obiektów poza granice kraju wymaga zgody odpowiednich władz; w szczególności 
dotyczy to obrazów starszych niż 50 lat o wartości powyżej 40 000 złotych. Nabywca jest 
zobowiązany do przestrzegania przepisów w tym zakresie, a niemożliwość uzyskania 
odpowiednich dokumentów lub opóźnienie w ich uzyskaniu nie uzasadniają odstąpie-
nia od umowy sprzedaży ani opóźnienia w uiszczeniu całej ceny powiększonej o Opłatę 
aukcyjną i ewentualnie o Opłatę z tytułu “droit de suite”.

15. Dane osobowe Licytujących
Licytujący wyraża zgodę na przetwarzanie jego danych osobowych w celu udziału w Au-
kcji i w celach marketingowych zgodnie z ustawą o ochronie danych osobowych z dnia 
29 sierpnia 1997 roku (t.j. z 2014 r. poz 1182 ze zm.).

Administratorem danych osobowych Licytujących jest Dom Aukcyjny.
Licytujący ma prawo dostępu do treści swoich danych osobowych, ich poprawiania 

oraz złożenia sprzeciwu wobec ich przetwarzania, na zasadach określonych w ustawie 
o ochronie danych osobowych.

Dom Aukcyjny oświadcza, że podanie danych osobowych przez Licytujących jest 
dobrowolne, jednakże jest niezbędne w celu prawidłowego przebiegu Aukcji.

16. Rozstrzyganie sporów.
Wszelkie spory wynikłe na tle postanowień niniejszego Regulaminu oraz wszelkie spory 
wynikające z umów sprzedaży i warunkowych umów sprzedaży zawartych na jego podsta-
wie będą rozpatrywane przez Sąd powszechny właściwy dla siedziby Domu Aukcyjnego.

Licytujący poddają się niniejszym jurysdykcji tego sądu. 

17. Obowiązujące przepisy prawa
Niniejszy Regulamin podlega prawu polskiemu i zgodnie z nim będzie interpretowany.

Niniejszy Regulamin stanowi całość uzgodnień pomiędzy Domem Aukcyjnym a Li-
cytującymi oraz zastępuje jakąkolwiek wcześniejszą umowę czy porozumienie (czy to 
ustną, czy pisemną) pomiędzy Domem Aukcyjnym a Licytującymi dotyczącą materii ob-
jętych przedmiotem niniejszego Regulaminie.

Jeżeli jakakolwiek część niniejszego Regulaminu zostanie uznana przez sąd właściwy 
lub inny upoważniony podmiot za nieważną, podlegającą unieważnieniu, pozbawioną 
mocy prawnej, nieobowiązującą lub niewykonalną, pozostałe części niniejszego Regula-
minu będą nadal uważane za w pełni obowiązujące i wiążące, a Dom Aukcyjny i Licytujący 
działając w dobrej wierze zastąpią takie postanowienie postanowieniem ważnym i wyko-
nalnym, które będzie najpełniej oddawać ekonomiczny sens pierwotnego zapisu.

Dom Aukcyjny w szczególności zwraca uwagę na przepisy:
–  ustawy z dnia 23 lipca 2003r o ochronie zabytków i opiece nad zabytkami (Dz.U. Nr 

162 poz. 1568) – wywóz określonych obiektów poza granice kraju wymaga zgody 
odpowiednich władz,

–  ustawy z dnia 21 listopada 1996r, o muzeach (Dz.U. z 1997r Nr5, poz.24, z późn. zm.) 
– muzea rejestrowane mają prawo pierwokupu zabytków bezpośrednio na aukcji 
za kwotę wylicytowaną powiększoną o opłatę aukcyjną i ewentualnie o Opłatę 
z tytułu "droit de suite"

–  ustawy z dnia 25 maja 2017 r. o restytucji narodowych dóbr kultury (Dz. U. z 2017 r. 
poz. 1086) – Minister właściwy do spraw kultury i ochrony dziedzictwa narodowe-
go występuje o zwrot wyprowadzonego z naruszeniem prawa z terytorium Rzeczy-
pospolitej Polskiej narodowego dobra kultury RP

–  ustawy z dnia 16 listopada 2000 r o przeciwdziałaniu wprowadzaniu do obrotu 
fi nansowego wartości majątkowych pochodzących z nielegalnych lub nieujaw-
nionych źródeł oraz o przeciwdziałaniu fi nansowaniu terroryzmu (Dz.U z 2000r Nr 
116, poz. 1216 z późn. zm.) – Dom Aukcyjny jest zobowiązany do zbierania danych 
osobowych nabywców dokonujących transakcji w kwocie powyżej 15 tysięcy euro.
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