
AUKCJA 
DZIEŁ SZTUKI

21 marca 2017



2 /



AUKCJA DZIEŁ SZTUKI 3/



4 / AUKCJA DZIEŁ SZTUKI 5/



AUKCJA 
DZIEŁ SZTUKI
21 MARCA 2017

Aukcja:

21 marca 2017 r., godz. 19.00

Dom Aukcyjny Polswiss Art

ul. Wiejska 20, Warszawa

Wystawa przedaukcyjna:

24 lutego – 21 marca 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

Katalog online:

www.polswissart.pl



A
Abakanowicz Magdalena, 62

Augustynowicz Aleksander, 15

Autor Nieokreślony, 1

B
Berdyszak Jan, 54,55

Brzozowski Tadeusz, 59

C
Chełmoński Józef, 6

D
Dominik Tadeusz, 52

Duda-Gracz Jerzy, 75

Dwurnik Edward, 72, 73,74

E
Epstein Henryk, 31,32

Erb Erno, 16

F
Fałat Julian, 13,14

Fangor Wojciech, 65

G
Geppert Eugeniusz, 26

Gędłek Ludwik, 2

Gierymski Maksymilian, 4

Gottlieb Leopold, 23

H
Halicka Alicja, 34

J
Jaxa-Małachowski Soter, 24

K
Kałucki Jarzy, 69

Klimek Ludwik, 33

Kossak Jerzy, 8

Kossak Wojciech, 7

Kozakiewicz Antoni, 3

Krasiński Edward, 46

Kunka Lech, 51

L
Lebenstein Jan, 57,58

Lenica Alfred, 53

Levy Leopold, 30

M
Makowski Tadeusz, 35,36

Malczewski Jacek, 19, 20, 21

Malczewski Rafał, 39, 40, 41

Mehoff er Józef, 17

Mitoraj Igor, 76

Muter Mela, 29

Indeks

N
Niesiołowski Tymon, 47

Nikifor Krynicki, 42, 43, 44

P
Pawlak Włodzimierz, 71

Pągowska Teresa, 60,61

Peske Jan, 38

R
Rozwadowski Zygmunt, 10

Rubczak Jan, 37

Rudowicz Teresa, 56

S
Sarapata Joanna, 77

Sidorowicz Zygmunt, 5

Sosnowski Kajetan, 63

Stanisławski Jan, 18

Stern Bert, 78,79

Styka Adam, 22

T
Tarasewicz Leon, 67,68

Terlikowski Władysław, 27

Trusz Iwan, 9

V
Vasarely Victor, 70

W
Weingart Joachim, 28

Weiss Wojciech, 25

Wierusz-Kowalski Alfred, 11,12

Winiarski Ryszard, 66

Włodarski Marek, 48, 49,50

Z
Zawadziński Czesław, 45

Ziemski Jan, 64



10 / AUKCJA DZIEŁ SZTUKI 11/

1
AUTOR NIEOKREŚLONY

PORTRET KOBIETY, XIX W.

olej, płótno, 68.5 x 53 cm

Cena wywoławcza: 3 000 zł
Estymacja: 7 000 – 10 000 zł
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2
LUDWIK GĘDŁEK (1874 – 1904)

TARG NA STARYM KLEPARZU

olej, płótno, 44 x 70 cm
sygn. p.d.: L.Gędłek.Wien

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

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). Wielokrotnie wystawiał swe prace w krakow-
skim i lwowskim Towarzystwie Przyjaciół Sztuk Pięknych (1863, 1866-67, 
1972, 1876, 1888). Repertuar tematyczny artysty obejmował pejzaże, 
głównie podkrakowskie, sceny batalistyczne i rodzajowe epizody. Dobre 
opanowanie rysunkowego warsztatu i zmysł obserwacji pozwalały mu 
trafnie odtwarzać sylwetki galopujących koni, rozpędzone końskie za-
przęgi i ścierających się w walce jeźdźców. Niezaprzeczalna siła i piękno 
obrazów Ludwika Gędłka polega głównie na świetnie uchwyconej dy-
namice sceny i ekspresji postaci oddanej w drobiazgowy sposób, a tak-

że specyfi cznym połączeniu barwnym: zgaszonych zieleniach, brązach 
i szarościach. Prezentowany obraz artysta opracował wszystkimi tymi 
elementami budując za pomocą realizmu i kostiumu historycznego kli-
mat sceny z życia Starego Kleparzu – najstarszego, działającego nieprze-
rwanie targowiska w Polsce (przypuszczalnie od poł. XIV w.) wpisanego 
w tradycję zarówno dawnego jak i współczesnego Krakowa. Scena na 
tzw. targu końskim przedstawia próbne ujeżdżanie konia przez mężczy-
znę w tradycyjnym stroju ludowym, wokół toczy się życie targowe. Za-
zwyczaj jednak artysta posługiwał się niewielkimi rozmiarami, czasem 
nawet na granicy z miniaturą, podczas gdy prezentowana praca stanowi 
rzadki przykład jego obrazów dużych rozmiarów, będąc tym bardziej cie-
kawą propozycją dla kolekcjonerów XIX-wiecznego malarstwa.
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3
ANTONI KOZAKIEWICZ (1841 – 1929)

NA DRODZE

akwarela, papier, 22.5 x 31.5 cm
sygn. l.d.: A Kozakiewicz, poniżej nazwa miejscowości: (?)uwnica

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

W latach 1857-1866 studiował w krakowskiej Szkole Sztuk Pięknych pod 
kierunkiem W. Łuszczkiewicza i F. Szynalewskiego. Uczestniczył w Po-
wstaniu Styczniowym za co był więziony. W 1868 wyjechał do Wiednia 
i studiował w tamtejszej Akademii. Zdobył pierwszą nagrodę na akade-
mickiej wystawie w 1870 r. za obraz Pro Deo et Patria albo nauki dziadu-
nia. W 1871 wyjechał do Monachium gdzie spędził prawie 30 kolejnych 
lat. Współpracował z Franciszkiem Streitem i Aleksandrem Kotsisem, 
których poznał w Krakowie. Obrazy Kozakiewicza były poszukiwane 
na ówczesnym rynku, cieszyły się powodzeniem w Niemczech, Anglii, 
Francji, Australii i Stanach Zjednoczonych. W roku 1900 wrócił do kraju. 
Wczesna twórczość Kozakiewicza to widoki miejskie, motywy literackie 
i sceny historyczne. Wpływ na ukształtowanie się jego postawy arty-
stycznej miały przeżycia z powstania, niejednokrotnie sięgał po tematy 
z nim związane. Malował też portrety oraz sentymentalne sceny, których 

bohaterami były dzieci. Przede wszystkim jednak był malarzem scen 
rodzajowych czego przykładem są liczne obrazy olejne. Potwierdza to 
również prezentowana akwarela, będąca ulotnym zapisem codzienne-
go życia toczącego się na wiejskiej piaszczystej uliczce, wokół której sto-
ją liche płoty i drewniane domy gęsto otoczone zielenią. W letni dzień, 
kobiety uchwycone są w zupełnie nie pierwszoplanowej roli: coś niosą, 
dokądś idą, anonimowo pełnią rolę akcentu kolorystycznego kompozy-
cji w której wzrok najpierw skupia się na kobiecie niosącej coś w nie-
bieskim fartuchu ale zaraz potem biegnie w głąb widoku, ku drugiej, 
która niosąc na plecach tobołek mija niepozorną przydrożną kapliczkę. 
Kunszt opracowania akwareli jest dowodem wysokiej klasy umiejętno-
ści malarskich Kozakiewicza, wykształconego według zasad i tradycji 
szkoły monachijskiej.
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Maksymilian Dionizy Gierymski urodził się 9 października 1846 
roku w Warszawie. Ojciec dwóch przyszłych artystów – Mak-
symiliana i Aleksandra był urzędnikiem Budowli Wojskowych, 

ale zaszczepił w chłopcach zamiłowanie do sztuki. Od wczesnego dzie-
ciństwa Maksymilian był dzieckiem uzdolnionym muzycznie, która to 
pasja oprócz malarstwa towarzyszyła mu przez całe życie. W 1862 roku 
ukończył Gimnazjum Realne w Warszawie i rozpoczął studia na Wydziale 
Mechanicznym Instytutu Politechnicznego w Puławach. Wraz z innymi 
kolegami z uczelni wziął czynny udział w powstaniu styczniowym 1863 
roku w randze ofi cera, najprawdopodobniej w oddziałach walczących 
na terenie Lubelszczyzny i Kieleckiego. Przeżycia z pola walki pozosta-
wiły trwały ślad w psychice artysty i zdaje się, że miedzy innymi to one 
naznaczyły jego twórczość nostalgią i melancholią. Po upadku powsta-
nia, uniknąwszy represji, wrócił na studia na Wydziale Matematyczno-
-Fizycznym Szkoły Głównej w Warszawie, które jednak szybko porzucił, 
by po roku podjąć radykalną decyzję co do swojej przyszłości – roz-
począł edukację w nowootwartej Klasie Rysunkowej u R.Hadziewicza 
i Ch.Breslauera. Przyszły artysta nie kontynuował jednak nauki długo. 
Wraz z końcem roku akademickiego porzucił studia, ale nie zaprzestał 
działalności twórczej. Nawiązał w tym okresie wiele znajomości, m.in. 
z Juliuszem Kossakiem, z którego to rad artystycznych korzystał po za-
rzuceniu studiów ale też podczas poźniejszego pobytu w Monachium. 
Ofi cjalny debiut Gierymskiego odbył się już w 1866 roku wystawieniem 
pierwszej pracy olejnej Krajobraz w TZSP w Warszawie (obecnie zaginio-
nej). Wśród wczesnych prac Gierymskiego na szczególną uwagę zasłu-
gują dwie wersje „Obozu Cyganów” z lat 1867 – 1868), zapowiadające 
charakterystyczny dla dalszej twórczości artysty typ malarstwa pejzażo-
wo-rodzajowego, w którym tytułowy motyw jest całkowicie podporząd-
kowany nastrojowej, emocjonalnej wizji krajobrazu. W połowie 1867 
roku artysta wyjechał na do Monachium na dalsze studia artystyczne 
w tamtejszej Akademii Sztuk Pięknych. Polecony przez Juliusza Kossaka 
szybko nawiązał kontakty z polską kolonią artystyczną, przede wszyst-
kim z Józefem Brandtem. Bardzo znacząca dla twórczości artysty stała 
się nauka pod kierunkiem znanego monachijskiego batalisty i malarza 
koni Franza Adama, w jego prywatnym atelier. Regularnie już w tym 
okresie nadsyłał prace na wystawy w TPSP w Krakowie i TZSP w Warsza-
wie, rezygnując jeszcze z tematów politycznych na rzecz nastrojowych 
scen rodzajowych. Wkrótce z resztą Gierymski porzucił studia na Akade-

mii by poświęcic się pracy we własnej pracowni. Obok Józefa Brandta 
zajął w krótkim czasie czołowe miejsce w środowisku artystów polskich, 
ale jego twórczość zaczęła być doceniana również przez środowisko 
monachijskie. Coraz częściej jego obrazy kupowali również pośrednicy 
z Londynu, Wiednia i Hamburga. W 1868 roku został członkiem Kunstve-
reinu. Swoje znaczenie miał również sukces na Pierwszej Miedzynaro-
dowej Wystawie Sztuki w Monachium w 1869 roku (dzieło Gierymskiego 
zakupiono do zbiorów cesarza Franciszka Józefa). Był to przełomowy 
rok w twórczości Gierymskiego. W nim to zaczęły powstawać prace o te-
matyce powstańczej, odheroizowanej i pozbawionej patosu, ale przez 
to przenikliwej i chwytającej za serce każdego komu sprawa polska była 
bliska. Pierwszą próbą ilustracji tej tematyki jest obraz Powstaniec 1863 
roku z 1869 ale również prezentowana w niniejszym katalogu praca 
Patrol polski w 1830 roku. Ukoronowaniem zaś tych doświadczeń jest 
znakomity obraz Patrol powstańczy (Pikieta Powstańcza) z lat 1872 – 
1873. Elementem wspólnym tych i późniejszych prac z tego cyklu jest 
zdumiewajaca prawdziwość tych prostych, bezpretensjonalnych scen. 
Płótna Gierymskiego nie były nigdy heroiczne, wręcz przeciwnie, celowo 
pozbawiał ich patosu, wzmacniając tym samym wymowę. Jednocze-
śnie z tematami powstańczymi Gierymski spełniał się w kompozycjach 
rodzajowych, kosiumowych, historycznych – liczne sceny myśliwskie, 
kawalkady, spotkania towarzyskie. Podstawowym elementem tych 
kompozycji była zawsze wizja polskiego krajobrazu, obserwowanego 
wręcz fotografi cznie, w oparciu o rzetelne studia z natury, wzbogacone 
własnym sentymentem. Zachwyt budzą szczególnie pejzaże rodzajowe, 
gdzie artysta bezbłędnie rejestrował przestrzeń, światło i powietrze i na 
równie z nimi pokazywał roslinność, kamienie, piaszczyste drogi, chaty 
i postaci. Ukoronowaniem tych eksperymentów Gierymskiego jest ob-
raz Noc z lat 1872-73, przedstawiający widok wsi w ciszy letniej nocy. 
Obraz jest malarskim nokturnem, który pozostawia szeroki margines 
wyobraźni widza, jego zdolności dookreślenia motywu, nasycenia go 
również własnymi refl eksjami i emocjami.
W 1873 roku na Wystawie Powszechnej w Wiedniu Gierymski został nagro-
dzony złotym medalem, a w 1874 roku przyjęty w poczet członków Aka-
demii Sztuki w Berlinie. Nagrody te jeszcze bardziej uczyniły go znanym, 
niestety znacznie pogarszał się stan jego zdrowia. Właściwie od 1863 roku 
przebywał głównie w miejscowościach uzdrowiskowych pod opieką brata 
Aleksandra. Zmarł 16 września 1874 roku w Bad Reichenhall.

MAKSYMILIAN GIERYMSKI

Jest on pierwszym malarzem polskim, który przedstawił Polskę malowniczą 
i zewnętrznie charakterystyczną - i za to należy mu się miejsce zaszczytne 
w panteonie sztuki polskiej.

Wszędzie, gdzie tylko kroki swe zwrócił, widział Polskę swego czasu i albo z niej 
porównania czerpał, albo też do niej je stosował

Antoni Sygietyński, 1887



18 / AUKCJA DZIEŁ SZTUKI 19/

4
MAKSYMILIAN GIERYMSKI (1846 – 1874)

PATROL POLSKI W 1830 ROKU, 1869

olej, płótno, 35 x 51 cm
sygn. p.d.: M.Gierymski 69

na odwrocie: okrągły stempel ze słowem Wien oraz nalepki: 
1. The number, 11311, refers to a picture by | Professor Maxymilian Gierymski, (1846-1874), size 20 x 14" | title, „Polish Scouts”. | 
I hope this information will be | of use to you – oraz częściowo czytelnym stemplem: DOM SZTUKI | (HÔTEL DES VENTES).
2. Druk i napis odręczny: /./62 No No 162 | Nazwisko autora M. Gierymski | Rodzaj dzieła olejny | Tytuł „Patrol polski w 1830 r”. | 
Cena … Cena … | SALON SZTUKI I ANTYKWARNIA | ABE GUTNAJER | /…/ – Mazowiecka 16.
3. Na górnej listwie naklejka wystawy w TZSP w Warszawie o treści: 08564 Autor Gierymski Maks. 08564 | Tytuł Patrol 1830 roku 
| Rodzaj dzieła ol | [dalej nieczytelne]; na niej czerwony stempel z datą: 3. czerwca 1929. Na d. listwie krosna naklejony pasek 
szarego papieru z nieczytelnym napisem czerwoną kredką.
4. Nalepka aukcyjna Domu Aukcyjnego Agra-Art z 2008 roku.
5. Nalepka aukcyjna Domu Aukcyjnego Agra-Art z 1999 roku.

Cena wywoławcza: 400 000 zł
Estymacja: 500 000 – 600 000 zł

WZMIANKOWANY I REPRODUKOWANY:
F. Pt. [Pecht], Münchener Kunst, Kunstverein, [w:] Allgemeine Zeitung – Beilage, Augsburg, 1869, nr 111, z dn. 21 IV 1869, s. 1697.
Bericht über den Bestand und das Wirken des Münchner Kunstvereins währen des Jahres 1869, München 1869, nr kat. 1.
Assmus R., Studien zur Charakteristik bedeutender Künstlerder Gegenwart, CIV: Max Gierymski, [w:] Die Dioskuren, 1874, nr 47, s. 378.
Łaszczyński B., Uzupełnienia; Gierymski Maksymilian, [w:] E. Swieykowski, Pamiętnik TPSP w Krakowie 1854-1904, Kraków 1905, s. 590-591 
[Zasięganie języka przez polski patrol z r. 1830 – kupiony w Monachium].
Sygietyński A., Maksymilian Gierymski, Lwów 1906, il s. 33.
Warszawianka, 1927, nr 87 z dn. 29 III, s. 4.
Sztuki Piękne, 1927, nr 8, s. 322 (Kronika artystyczna).
Nr 24 Przewodnik po wystawie TZSP /…/ Spis dzieł wystawy batalistycznej /…/, Warszawa, VI. 1927, s. 18, nr kat. 34 [Zasięganie języka przez patrol 
1831 r. – własność A. Przybylski].
Sprawozdanie Komitetu Towarzystwa Sztuk Pięknych w Warszawie, 1927, s. 39.
Nr 45 Przewodnik po wystawie TZSP, Wystawa malarstwa polskiego drugiej połowy XIX wieku, Warszawa VII – VIII 1929, s. 11, nr kat. 905 [Patrol 1830 r.
– własność A. Przybylski].
Sprawozdanie Komitetu Towarzystwa Sztuk Pięknych, Warszawa, 1929.
Przewodnik nr 85, Żołnierz i koń w sztuce polskiej w. XIX i sztuka współczesna, TZSP, Warszawa, 1933, nr kat. 39.
Sprawozdanie Komitetu Towarzystwa Sztuk Pięknych w Warszawie, 1933, s. 22.
Katalog wystawy retrospektywnej: Życie Polskie w Malarstwie, IPS, Warszawa, 1934, nr kat. 27.
Katalog wystawy: Wystawa polskiego malarstwa batalistycznego IPS VI-IX 1939, Warszawa, 1939, nr kat. 31.
Bogucki J., Gierymscy, Warszawa, 1959, s. 70.
Stępień H., Maksymilian Gierymski 1846-1874. Malarstwo i rysunek. Wystawa monografi czna zorganizowane w setną rocznicę śmierci artysty, MNW, 
Warszawa, 1974, s. 22.
Masłowski M., Maksymilian Gierymski i jego czasy, Warszawa, 1976, ss. 194-195, repr. na s. 206.
Starzyński, Maksymilian i Aleksander Gierymscy – Listy i notatki, Wrocław, 1979, ss. 395, 396, 513.
Stępień H., Malarstwo Maksymiliana Gierymskiego, Wrocław, 1979, ss. 94-95, 171, kat. nr 57, il. 80.
Stępień H., Maksymilian Gierymski. Obraz i słowo, Warszawa, 1983, s. 21.
Straty wojenne. Malarstwo polskie. Obrazy olejne, pastele, akwarele utracone w latach 1939-1945 w granicach Polski po 1945, Poznań 1998, s. 95, 
nr kat. 115, il.; patrz także: Obrazy odnalezione w kraju i za granicą, [w:] Straty wojenne. /…/; wznowienie – reprint, Poznań, 2007, jw. oraz s. 328.
Katalog aukcji Domu Aukcyjnego Agra-Art z 24.X.1999, nr kat. 19.
Bołdok S., Antykwariaty artystyczne salony i domy aukcyjne, Historia warszawskiego rynku sztuki w l. 1800-1950, Neriton, Warszawa, 2004, ss. 231, 358.
Lepiarz A., Białczyk A., Groblewska T., Wielcy malarze w małym dworku. Kolekcja malarstwa polskiego XIX i początku XX wieku, Poznań 2010, ss. 62 – 63.
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Obraz Patrol polski w 1830 roku, znany również jako Rekonesans strzel-
ców konnych z 1831 roku, Rekonesans szaserów z 1831 roku czy też Za-
sięganie języka przez patrol ułanów polskich z 1831 roku jest na pewno 
jedną z pierwszych, jak nie pierwszą w twórczości artysty próbą ilu-
stracji wydarzeń powstańczych. Jej powstanie wyznacza więc swego 
rodzaju przełom w jego życiu artystycznym i stanowi o niewątpliwej 
ogromnej wartości kolekcjonerskiej pracy. Oczom widza ukazuje się 
wiejska droga, na której zatrzymuje się patrol. Pyta przechodzącego 
wieśniaka o bezpieczną drogę. Scenerię do tego wydarzenia tworzy 
blady świt oraz błotnista droga z opuszczonymi zabudowaniami dwor-
skimi w tle i majaczącymi w oddali wiatrakami. Scena przedstawiona 
jest w lokalnych, naturalnych barwach – gamie ugrów, zieleni, brązów 
i szarości, zbliżonych mistrzowsko do naturalnej scenerii. Wszystko 
spowija specyfi czna poetyka, którą dostrzeżono już w 1869 podczas 

wystawy w monachijskim Kunstverein. Patrol polski w 1830 roku jest 
też wybitnym potwierdzeniem wielkiej maestrii warsztatu Maksymi-
liana Gierymskiego. Panuje w nim cudowna harmonia miedzy formą 
a treścią, co na pierwszy plan w obrazie wynosi absolutnie nastrój sce-
ny. Nie bez znaczenia jest też mistrzowska technika pracy, która miała 
dla Gierymskiego ogromne znaczenie, jak twierdził strona techniczna 
wykonania, rozmaita jak świat, jest tak ważna w malarstwie, jak pewna 
właściwie dobrana forma w poezji. 
Prezentowana praca stanowi zapowiedź arcydzieła Maksymiliana 
Gierymskiego z 1872 – 1873 roku Pikieta powstańcza, znajdującego 
sie w zbiorach Muzeum Narodowego w Warszawie, gdzie zastosował 
podobny motyw patrolu pytajacego o drogę, umieszczając go jednak 
w scenerii słonecznego dnia. 

Zrobić w obrazie wszystko, a nie zrobić za wiele, takim tylko udaje 
się malarzom jak Maks Gierymski.

Antoni Sygietyński, 1887 

PROWENIENCJA:
kolekcja prywatna, Polska
aukcja Domu Aukcyjnego Agra-Art z 15.06.2008
aukcja Domu Aukcyjnego Agra-Art z 24.10.1999
kolekcja Apolinarego Przybylskiego w Warszawie do 1939 roku
zakup w Wiedniu przez warszawskiego antykwariusza Abe Gutnajera w 1927 roku
kolekcja zbiorów Wilhelma Kastnera (w wyniku losowania w monachijskim Kunstverein) w 1869 roku.
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5
SIDOROWICZ ZYGMUNT (1846 – 1881)

O ZACHODZIE, 1878

olej, płótno, 50 x 100 cm
sygn. i dat. l.d.: Z. Sidorowicz / 1878

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

LITERATURA:
Krzysztofowicz-Kozakowska S., Stolot F., Historia malarstwa polskiego, Kraków, 2000.

PROWENIENCJA:
kolekcja prywatna, Polska
aukcja Domu Aukcyjnego Rempex, 23.03.2005, poz. 218

Zygmunt Sidorowicz urodził się w 1846 roku we Lwowie. Studiował na 
Akademii Wiedeńskiej, potem zaś w Monachium. Jego piękna twórczość 
dziś jest nieco zapomniana, głównie dlatego, że prace tego artysty poja-
wiają się rzadko na rynku antykwarycznym. Pamiętać zaś należy, że pod-
czas pobytu w Monachium Sidorowicz należał do ścisłego grona Józefa 
Brandta i Maksymiliana Gierymskiego. Prowadził wspólną pracownię 
z Aleksandrem Kotsisem i Walerym Brochockim. Malował sceny rodza-
jowe, porterty oraz przede wszystkim pejzaże, więcej z odczucia natury, 
niż ze studiów, jak to określił Henryk Piątkowski. Jego malarstwo określa 
się jako paysage intime - intymne, co oznacza, że na fenomenalny, wręcz 
fotografi czny talent odtwórcy piękna natury nakładał poetycki, melan-

cholijny nastrój, tak miły oczom widza. W charakterystycznym „ręczni-
kowym” formacie odtwarzał polskie krajobrazy, tchnące monachijskim 

Stimmungiem i troszkę smutkiem, będące dzięki temu ogromnie deko-
racyjnymi. Prezentowana praca jest modelowym wręcz dziełem artysty. 
Krajobraz rozlewiska na skraju lasu oświetlony jest krwawo zachodza-
cym słońcem. Na pierwszym planie widoczne są mokradła oraz otacza-
jąca je bujna roslinność. Drugi plan to gęsty las z typowym motywem 
pojedyńczych drzew, które generalizują całość kompozycji. Obserwator 
znajduje się wewnątrz trochę bajkowego, przesyconego nastrojem wi-
doku, otulony w leniwie zapadający zmrok, który nie przeraża, ale za-
chwyca.

P. Sidorowicz nadesłał kilka małych widoczków, niby niczym nie zrobionych; ale w każdym 
dotknięciu pędzla znać jak umie wybornie tłumaczyć naturę. Nie jest to mozolny, drobizagowy 
reproduktor, zdradzony przez zbytek wierności - lecz umie być wiernym przez uchwycenie 
prawdziwego charakteru, co jest podobnoć główną zaletą dobrego krajobrazu.

Lucjan Siemieński, z recenzji wystawy TPSP w Krakowie, 1875
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Józef Chełmoński przyszedł na świat 6 listopada 1849 roku w Łowi-
czu. Ojciec malarza był zarządcą dzierżawionego od administracji 
Księstwa Łowickiego majątku Boczki, ale pełnił również obowiąz-

ki wójta w miejscowej gminie. Ojca i syna łączyła bardzo głęboka więź 
emocjonalna, może z racji dużej artystycznej wrażliwości pierwszego, 
którą to według licznych istniejących przekazów, jako pierwszy zaszcze-
pił w duszy przyszłego 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, Mar-
cin Zaleski i Bolesław Podczaszyński. Wśród studiujacych kolegów znaj-
dują się m. in. Walery Brochocki, Władysław Czachórski, Wilhelm Kotar-
biński, Alfred Wierusz-Kowalski oraz Pantaleon Szyndler. Jednocześnie 
z nauką w Klasie Rysunkowej Chełmoński wstąpił do prywatnej pracow-
ni Wojciecha Gersona. Tutaj spotkał się z takimi późniejszymi osobowo-
ściami 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 
gorącą miłością wszystkiego, co szlachetne i wielkie. Mistrz stał się głów-
nym mentorem Chełmońskiego. Wpajana studentom zasada, że aby 
malować rzeczy wzniosłe, trzeba samemu się udoskonalić, stała się my-
ślą przewodnią życia artysty. Pragnienie stania się dobrym, by móc wy-
wołać 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 studiowania 
malarstwa. Na przełomie listopada i grudnia 1871 roku Chełmoński wy-
jechał 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 po-
bytu Chełmońskiego w Monachium. W okresie jego pobytu rezydowa-
ła 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 materialnych. 
Pociechą i natchnieniem była w tym okresie poezja Adama Mickiewi-
cza, a zwłaszcza Pana Tadeusza. W 1874 roku Chełmoński wyjeżdża 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, Pińszczyzny, 
Polesia i Litwy, stawały się tematem jego najlepszych prac (Babie lato, 
Przed odjazdem gości na Ukrainie, Stróż nocny). Zapamiętywał, a na-
stępnie malował w swojej sławnej pracowni, na ostatnim piętrze Hotelu 
Europejskiego w Warszawie. Niestety wystawa w TZSP sztandarowych 
dzieł nie przyniosła zamierzonego efektu. Prace, o zgrozo, nie znalazły 
uznania ani wśród publiczności ani krytyki. Rozczarowany artysta posta-
nawia więc wyjechać do Paryża, gdzie spodziewa się lepszego odbioru 
prac, mimo, że jak sam pisze …przywiązanie do swoich było mi podsta-
wą czynów moich i zajęć, gdy mi tego zabraknie – sądzę, ze mi znów tak 
źle będzie, jak już było. Dzięki pomocy tym razem Cypriana Godebskie-
go 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 niezrozumie-
niem rodaków. Sytuacje zmienił paryski Salon 1876 roku, gdzie obrazy 
artysty wzbudziły spore zainteresowanie marszandów ale też publiczno-
ści i krytyki. Chełmoński rozpoczął współpracę ze znanym marszandem 
Adolphem Goupilem. W jego korespondencji znaleźć można notatkę 
dotyczącą Chełmońskiego: Od czasu Gericault nikt z taka siłą koni nie 
traktował. Prace artysty zaczęły być również sprzedawane w Ameryce, 
nabywcą był znany kolekcjoner Wiliam Stewart, a także Henry Gibson. 

Ostatecznie artysta pozostał w Paryżu dwanaście lat. Ukoronowaniem 
tego okresu było niewątpliwie Grand Prix na Wystawie Powszechnej 
w Paryżu. Był to czas ogromnego sukcesu artystycznego oraz barwnego 
życia paryskiego. Zamówień od sprzedających obrazów było dużo wię-
cej niż prac. Normalnym stało się więc, że motywy zaczęły się powtarzać, 
a sam artysta czerpiący z pamięci a nie ze świeżo przeżywanych emo-
cji popadł w swego rodzaju manierę, którą Chełmońskiemu, zwłaszcza 
przyjaciele, zaczęli wypominać. Pobyt w Paryżu zapewnił mu sławę 
w środowisku, dał niezależność fi nansową, ale uważa się, że niestety 
nie posunął go w rozwoju drogi twórczej. Można by na ten temat po-
lemizować. Okres francuski przyniósł bowiem Chełmońskiemu zainte-
resowanie pejzażem. Stało się ono paradoksalnie przyczynkiem do od-
rodzenia twórczego w innym charakterze, nie mniej jeszcze artystycznie 
genialnego. Chełmoński wrócił 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.

JÓZEF CHEŁMOŃSKI
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6
JÓZEF CHEŁMOŃSKI (1849 – 1914)

PRÓBA CZWÓRKI, 1878

olej, płótno, 71 x 174 cm
sygn. l.d.: Józef Chełmoński/1878 Paris

Cena wywoławcza: 900 000 zł
Estymacja: 1 500 000 – 2 000 000 zł

PROWENIENCJA:
kolekcja prywatna, Polska
aukcja Domu Aukcyjnego Desa Unicum, 13.12.2007
aukcja Domu Aukcyjnego Polswiss Art, 20.05.2001

REPRODUKOWANY:
Słonimski A., Listy z Ameryki: Powrót i Chełmoński, [w:] Tygodnik Ilustrowany, 1879, nr 316, s. 47.
Biesiada Literacka, 1894, nr 34, s. 220.
Wiadomości Literackie, 1936, nr 9/1 III/ s. 4.
Katalog wystawy: Nieznane dzieła wielkich mistrzów. Malarstwo polskie XIX/XX w. Pokaz depozytów, 
Muzeum Narodowe w Warszawie, styczeń – luty 1999, s. 13, poz. 6, il. V, s. 10.
Katalog aukcji Domu Aukcyjnego Polswiss Art, 20.05.2001, poz. 17.
Matuszczak T., Józef Chełmoński, Kraków, Wydawnictwo Kluszczyński, 2003, s. 53.
Katalog aukcji Domu Aukcyjnego Desa Unicum, 13.12.2007, poz. 15.

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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… to nie konie, to siła straszna, to ruch, którego nikt pędzlem lepiej 
nie uchwycił, to życie, które drga w każdym mięśniu zwierzęcia…

Lucjan Siemieński

Próba czwórki powstała w czasie pobytu artysty w Paryżu, gdzie to 
doceniono wyjątkowy kunszt artysty, szczególnie niezwykły talent 
w ujmowaniu tematów końskich. Nękany tęsknotą za krajem arty-
sta malował tematy związane z kresami, ujęcia karczm, jarmarków, 
polowań, konnych trójek i czwórek. Prezentowana praca jest oprócz 
sławnej Czwórki z 1881 roku bodaj najbardziej znanym przedstawie-
niem tego tematu. Ukazuje ekscytujacy moment dramatycznej próby 
czwórki rozhukanych koni, zaprzężonej do kresowej bryki, pędzącej 
samym środkiem pełnej błota wiejskiej drogi. Wydarzenie jest pełne 
napięcia, niesie ze sobą niezwykły ładunek emocjonalny przy jed-
noczesnym zachowaniu najwyższego stopnia realizmu. Pędzące na 
pierwszym planie konie zostały przedstawione w pełnych dramaturgii 
skrótach i skrętach. Jak pisze Tadeusz Matuszczak, monografi sta Jó-
zefa Chełmońskiego, Próba czwórki jest jedną z najbardziej dynamicz-
nych kompozycji w całej twórczości artysty. Należy zwrócić również 

uwagę na niebagatelną umiejętność artysty do budowania wielo-
wątkowej narracji. W rozgrywającej się na wiejskim podwórku czy też 
drodze scenie artysta opowiedział nie tylko całą historię zdarzenia, ale 
zaznaczył również swojski obyczaj, stroje, typy wieśniaków biorących 
udział w zdarzeniu. A wszystko to rozgrywa się na tle wszechobecnej 
i wszechwładnej przyrody. Słotny, prawdopodobnie jesienny dzień 
generuje szczególny rodzaj światła, który wyłania poszczególne ele-
menty kompozycji, bądź je dyskretnie tonuje, tym samym różnicując 
przedstawienie i nadając mu dodatkową dynamikę. Gama kolory-
styczna zawężona do szarości i brązów specjalnie by podkreślić rodzi-
my charakter krajobrazu jest różnorodnie oświetlona i przez to wcale 
nie nudna, wręcz przeciwnie – intrygująca i frapująca. Dzięki temu 
kunszt tej pracy docenili nie tylko polscy kolekcjonerzy. Na rodzimym 
zaś rynku antykwarycznym prezentowana praca niewątpliwie należy 
do panteonu sztuki polskiej najwyższych lotów.
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7
WOJCIECH KOSSAK (1856 – 1942)

UŁAN Z KONIEM, 1939

olej, tektura, 42 x 33.5 cm
sygn. p.d.: Wojciech Kossak/1939

Cena wywoławcza: 25 000 zł
Estymacja: 30 000 – 35 000 zł
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8
JERZY KOSSAK (1886 – 1955)

SCENA Z KAMPANII NAPOLEOŃSKIEJ

olej, płótno, 58 x 75 cm
sygn. l.d.: Wojciech Kossak/1912

Cena wywoławcza: 18 000 zł l
Estymacja: 20 000 – 25 000 zł

Syn Wojciecha, wnuk Juliusza Kossaków - od wczesnego dzieciństwa 
malował pod kierunkiem ojca i dziadka. Kontynuator i naśladowca ich 
sztuki tworzył sceny batalistyczne, historyczne i rodzajowe z wszech-
obecnym motywem konia. Malował obrazy z powstania listopadowe-
go, wojen napoleońskich oraz wiele scen z wojny 1920 roku. Najbar-
dziej znaną jego kompozycją tego rodzaju był Cud nad Wisłą. Malował 
też liczne Pogonie i Pościgi ułanów za kozakami, Napady wilków, Polo-

wania i Wesela. Praca namalowana przez Jerzego Kossaka i jak to czę-
sto z artystą bywało podpisana imieniem i nazwiskiem ojca. Niejed-
nokrotnie spotykało się to z ostrą krytyką Wojciecha, ale bywało też, 
że przez wzgląd na dobre imię syna i jego niemałe kłopoty fi nansowe 
(wieczne) Wojciech Kossak przymykał oko na w ten sposób sygnowane 
„Napki” Jerzego Kossaka.
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9
IWAN TRUSZ (1869 – 1941)

ŁĄKA

olej, tektura, 26 x 21 cm
sygn. p.d.: I.Trusz

Cena wywoławcza: 8 000 zł
Estymacja: 9 000 – 12 000 zł

Trusz był przede wszystkim wspaniałym pejzażystą choć z równym 
powodzeniem malował portrety czy sceny z życia Hucułów. Większość 
pejzaży przedstawia bliską artyście, rodzinną ziemię okolic Lwowa, 
czego przykładem jest prezentowany widok na łąkę ze stogami siana. 
Jednak równie chętnie malował podczas swoich licznych podróży do 
Włoch, Egiptu, Palestyny i Krymu. Studiował w Krakowskiej Szkole 

Sztuk Pięknych także u L. Wyczółkowskiego i w pracowni pejzażu J. 
Stanisławskiego. W 1894 wyjechał do Wiednia i jako wolny słuchacz 
przez kilka tygodni uczęszczał do tamtejszej ASP. W 1897 równie krót-
ko uczył się w prywatnej szkole A. Ažbego w Monachium. Po studiach 
wiele podróżował. Na stałe mieszkał we Lwowie, gdzie znajduje się po-
święcone mu muzeum.
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ZYGMUNT ROZWADOWSKI (1870 – 1950)

WYJAZD Z DWORU, 1921

olej, płyta, 30 x 45 cm
sygn. l.d.: Z.Rozwadowski/1921

Cena wywoławcza: 19 000 zł l
Estymacja: 20 000 – 25 000 zł

Zygmunt Rozwadowski był absolwentem uczelni krakowskiej (m.in. J. 
Matejki) i monachijskiej (m. in. Antona Azbego). Jeszcze jako student 
debiutował w TPSP w Krakowie, wystawiając pod nazwiskiem Jordan 
(pseudonim od nazwy herbu rodzinnego). Po studiach mieszkał we 
Lwowie – nauczał w Szkole Przemysłowej, wiele wystawiał, współpra-
cował przy dekoracji sal lwowskiego teatru. W 1899 roku założył Zwią-
zek Artystów Polskich we Lwowie, któremu prezesował od 1903 roku. 
Należał także do lwowskiego Towarzystwa Przyjaciół Sztuk Pięknych 
(w latach 1913-14 pełnił funkcję wiceprezesa). W czasie I wojny świa-
towej walczył w Legionach. Po II wojnie zamieszkał w Zakopanem. Ma-

lował przede wszystkim obrazy batalistyczne z czasów napoleońskich 
i powstania listopadowego, sceny rodzajowe z motywami koni, rza-
dziej portrety i pejzaże. Uczestniczył w malowaniu popularnych pano-
ram – Panoramy Racławickiej z Janem Styką i Wojciechem Kossakiem, 
Golgoty, Panoramy siedmiogrodzkiej i Męczeństwa Chrześcijan ze Styką 
oraz Bitwy pod piramidami z Kossakiem. Prezentowany obraz, przed-
stawiający wyjazd z posiadłości powozu zaprzężonego w cztery ko-
nie, pomimo niewielkich rozmiarów urzeka barwnym światłocieniem 
i przejawia monachijskie wykształcenie artysty złagodzone wpływami 
lwowskiej sztuki początków XX wieku. 
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Trochę śniegu, trochę piasku, / Trochę Kowalskiego, trochę Brandta,/ 
I jeśli będzie tam jeszcze wilk,/ To to już jest polskie malarstwo – taki 
wierszyk rozpowszechniała monachijska prasa w odniesieniu do 

malarstwa osiadłych w stolicy Bawarii polskich artystów – cyt. za: Pta-
szyńska E., Wierusz-Kowalski. Malarstwo, Olszanica 2015. 

Józef Brandt, Alfred Wierusz Kowalski, Władysław Czachórski, bracia 
Gierymscy – to tylko niektóre z nazwisk wielkich polskich artystów, któ-
rzy karierę swą rozwinęli w pełni w Monachium. Ich obrazy zachwycały 
nastrojowością, dynamiką i kunsztem. 
Alfred Wierusz Kowalski był jednym z najbardziej znanych przedstawicie-
li szkoły monachijskiej w malarstwie polskim. Jest jednocześnie jednym 
z najbardziej rozpoznawalnych twórców na rynku antykwarycznym, cie-
szący się ciągle niesłabnącym zainteresowaniem kolekcjonerów. Urodził 
się w Suwałkach, studiował w Warszawie, Dreźnie, Pradze i Monachium, 
by w tym ostatnim na stałe osiąść w roku 1873. Największą inspiracją 
artysty była niewątpliwie nauka w prywatnej pracowni pod kierunkiem 
Józefa Brandta, czego echa powracają w całej niemalże twórczości Ko-
walskiego. Nie bez znaczenia była również przyjaźń z Władysławem Cza-
chórskim i Janem Chełmińskim a do jego nieofi cjalnych uczniów nale-

żeli m.in.: Olga Boznańska, Czesław Tański, Henryk Weyssenhoff , Michał 
Wywiórski i Karol Wierusz-Kowalski (stryjeczny bratanek). 
Pomimo zagranicznej sławy nie zapominał o Polsce wysyłając wiele 
swoich obrazów na krajowe wystawy. Był laureatem licznych wyróżnień, 
w 1890 roku otrzymał m.in. honorową profesurę Akademii Sztuk Pięk-
nych w Monachium. Płótna autorstwa Wierusza Kowalskiego zdobiły 
kolekcję Prinzregenta Luitpolda oraz znajdywały się w zbiorach mona-
chijskiej Nowej Pinakoteki jak również w Dreźnie, Berlinie i Warszawie. 
Znaczną część stanowiły również zbiory kolekcji prywatnych zarówno 
europejskich jak i amerykańskich.
Niewątpliwie jednym z najważniejszych miejsc związanych z Wieruszem 
Kowalskim w Polsce są Suwałki. Już w 1956 roku powstało tam Muzeum, 
dzięki którego działalności propagatorskiej przywrócona została pamięć 
o wielkim malarzu. W pomoc Muzeum włączyli się spadkobiercy Wieru-
sza Kowalskiego. Ten symboliczny powrót artysty do rodzinnego miasta 
ukoronowała monografi czna wystawa otwarta z okazji jubileuszu pierw-
szego 10-lecia Muzeum (1966). W 1974 roku została zainaugurowana sta-
ła galeria poświęcona Alfredowi Wieruszowi Kowalskiemu gromadząca 
– wśród licznych pamiątek po malarzu – liczną spuściznę artystyczną 

w postaci obrazów olejnych, rysunków i szkiców.

ALFRED WIERUSZ-KOWALSKI



42 / AUKCJA DZIEŁ SZTUKI 43/

11
ALFRED WIERUSZ-KOWALSKI (1849-1915)

NA STANOWISKU, OK. 1880

olej, deska, 30 x 24.5 cm
sygn. p.d.: Wierusz-Kowalski
na odwrocie: nalepka z numerem 5254, oraz dwie nalepki aukcyjne z Domu Aukcyjnego Agra Art 

Cena wywoławcza: 150 000 zł
Estymacja: 190 000 – 240 000 zł

PROWENIENCJA:
kolekcja prywatna, Polska
aukcja Domu Aukcyjnego Agra-Art, 15.06.2008 
aukcja Domu Aukcyjnego Agra-Art, 05.12.1999

Prezentowana praca pochodzi z wczesnego okresu twórczosci artysty. 
Została stworzona w początkach jego pobytu w Monachium, być może 
jeszcze w trakcie studiów pod kierunkiem Aleksandra Wagnera, Węgra, 
znanego twórcy scen historycznych, bądź na samym początku współ-
pracy z Józefem Brandtem. Obraz jest przykładem wirtuozerii warszta-
towej malarza, z której był znany w środowisku monachijskim i który to 
talent tak bardzo doceniany był juz za jego życia. Stosunkowo niewielki 
wymiar pracy jest tutaj atutem. Stanowi bowiem swego rodzaju pereł-

kę kolekcjonerską. Dowodzi ogromnej umiejetności zharmonizowania 
światła, tonacji kolorystycznej z klimatem oraz nastrojem przy jednocze-
snym zachowaniu wrażenia naturalnej przypadkowości przedstawionej 
sceny na tak małej powierzchni. Znane są inne ujęcia tajemniczego bo-
hatera obrazu z lat ok. 1880. Analogię do prezentowanego dzieła sta-
nowić może obraz Na stanowisku (repr. w: Tygodnik Illustrowany 1880 
(I) repr. s. 289) czy też Patrol powstańczy z 1878 roku (akwarela, gwasz, 
papier, 28.5 x 34.5 cm, sygn.l.d. AWierusz-Kowalski)
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ALFRED WIERUSZ-KOWALSKI (1849-1915)

NA WYŚCIGI, OK. 1892

olej, płótno dublowane, 72 x 120 cm
sygn. p.d.: A.Wierusz-Kowalski 
do obiektu dołączona ekspertyza historyka sztuki Elizy Ptaszyńskiej kustosza Działu Sztuki Muzeum Okręgowego 
w Suwałkach z 6.05.2011 roku

Cena wywoławcza: 400 000 zł
Estymacja: 450 000 – 550 000 zł

 REPRODUKOWANY:
Tygodnik Ilustrowany, 1892, nr 136.
Daheim, 1892, s.73.
Biesiada Literacka, 1894
Ptaszyńska E.,Obrazy w drewnie żłobione. Twórczość Alfreda Wierusza-Kowalskiego w drzeworytach, Suwałki, 2009, il.60, 1849-1915.
Ptaszyńska E., Alfred Wierusz-Kowalski 1849 – 1915, Warszawa, 2011.
Katalog aukcji Domu Aukcyjnego Desa Unicum, 17.03.2011.

Obraz pochodzi z okresu dojrzałego, najpełniej wyrażającego talent i umiejętności warsztatowe autora. 
Scena ma przemyślaną i bezbłędną kompozycję. Jest to kompozycja otwarta, a jej dynamizm, poprzez 
skierowanie ruchu pędzących koni na skośnej linii biegnącej od prawego dolnego narożnika ku lewemu 
górnemu, został zneutralizowany, pozbawiony impetu w wyniku skierowania ruchu w głąb obrazu oraz 
zwrócenia sie woźnicy ku widzowi. (…) Scena utrzymana jest w ciepłych, złamanych zieleniachi brązach. 
Tylko umaszczenie koni, metaliczna biel przełamana szaro zabarwionymi brązami siwków oraz nasycony, 
mocny brąz środkowego zwierzęcia, stanowią silne akcenty kolorystyczne i jednocześnie pokreślają ich 
nerwowy rozszalały pęd. 

z ekspertyzy Elizy Ptaszyńskiej, 2011 
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Życie Fałata ma w sobie coś z baśni Andersena. Przedziwna jest ta 
historia syna organistowego, który z pastucha stał się wielkim ar-
tystą, przyjacielem cesarza, dyrektorem akademii.

cytat za: Mieczysław Wallis, Sztuka Polska Dwudziestolecia. Wybór pism 
z lat 1921 - 1957, Warszawa, 1959, s. 21.

Julian Fałat urodził się w 1853 roku w Tuligłowach. Pochodził z rodziny 
osadzonej w tradycyjnych wartościach surowości i pobożności. Od naj-
młodszych lat przejawiał talent malarski, niespecjalnie za to garnąc się 
do nauki. Wstępując do Szkoły Sztuk Pięknych w Krakowie sprzeciwił się 
ojcu, który widział raczej jego miejsce w gospodarstwie. Lata studenckie 
naznaczone biedą i głodem były najcięższym okresem w życiu artysty.
Udało mu się jednak wyjechać za granicę i podjąć studia najpierw w Mo-
nachium pod kierunkiem Jerzego Raaba, a także Józefa Brandta, a po-
tem w Rzymie i w Paryżu. W latach 1885 – 1886 odbył wielką podróż do-
okoła świata, co ugruntowało i ukierunkowało jego wrażliwość twórczą. 
Po powrocie z tych podróży stał się juz w zasadzie malarzem znanym 
i cenionym. Często był zapraszany do majątku Radziwiłłów w Nieświeżu, 
a podczas jednego z takich zaproszeń zetknął się z cesarzem Wilhelmem 

II, wówczas jeszcze następcą tronu. Ten powołał go do Berlina, gdzie 
przez szereg lat artysta był jego nadwornym malarzem. Brał udział w wy-
stawach berlińskiej Akademii Sztuk Pięknych i został jej członkiem. 
W roku 1895 Fałat został dyrektorem krakowskiej Szkoły Sztuk Pięknych, 
dzięki jego staraniom przemianowanej w 1900 roku na akademię. Po-

sady profesorskie zaproponował gronu najwybitniejszych modernistów, 
Stanisławowi Wyspiańskiemu, Leonowi Wyczółkowskiemu, Jackowi 
Malczewskiemu, Józefowi Mehoff erowi, Janowi Stanisławskiemu, Teo-
dorowi Axentowiczowi, Konstantemu Laszczce, Stanisławowi Dębickie-
mu, Ferdynandowi Ruszczycowi i Józefowi Pankiewiczowi, otwierając 
tym samym nowy rozdział w dziejach polskiego szkolnictwa artystycz-
nego. W 1910 roku, po przejściu na emeryturę, przeniósł się na stałe do 
swej posiadłości w Bystrej na Śląsku Cieszyńskim. Prowadził rozległą 
działalność, również publiczną, m.in. w latach 1922-1923 sprawował 
urząd dyrektora Departamentu Sztuki w Ministerstwie Wyznań Religij-
nych i Oświecenia Publicznego. Przede wszystkim jednak był członkiem 
Towarzystwa Artystów Polskich Sztuka, ugrupowania skupiającego od 
1897 koryfeuszy malarstwa polskiego. Swe prace pokazywał regularnie 
od 1874 w krakowskim Towarzystwie Przyjaciół Sztuk Pięknych, gdzie 
w 1925 odbyła się retrospektywna prezentacja jego twórczości. Od 1878 
eksponował corocznie swe obrazy i rysunki w warszawskim Towarzy-
stwie Zachęty Sztuk Pięknych, które zorganizowało w 1926 wystawę 
jubileuszową artysty. Artysta prezentował swe prace także za granicą, 
m.in. w Paryżu, Liége, Berlinie, Monachium, Chicago, Wiedniu Düssel-

dorfi e, Saint Louis, Wenecji i Rzymie. Został odznaczony srebrnym me-
dalem na Międzynarodowej Wystawie Sztuki w Berlinie (1891), wielkim 
złotym medalem na Powszechnej Wystawie Krajowej w Poznaniu (1929) 
oraz Wstęgą Komandorii Orderu Polonia Restituta (1928). Zmarł 9 lipca 
1929 roku w Bystrej. 

JULIAN FAŁAT
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JULIAN FAŁAT (1853 – 1929)

MYŚLIWI PRZED CHATĄ

tempera, karton, 79.5 x 44 cm
sygn. l.d.: jFałat/Nieswież
na odwrocie dołączona ekspertyza dr Stanisława Mazurkiewicza, Kraków 1945
do obrazu dołączona oddzielnie ekspertyza prof. dr Jerzego Sienkiewicza z 1975 wraz z dwoma fotografi ami

Cena wywoławcza: 28 000 zł
Estymacja: 35 000 – 45 000 zł

Przed dworkiem, na którego ganku siedzi ciemno ubrany mężczyzna – sfora psów myśliwskich przy korycie. 
Przy nich chłop w ciemnej futrzanej czapie, brązowej kurcie i białych półbutach dmący w róg i dzierżący 
batog. Dom o bielonych ścianach i szarych gontach dachu, do niego z dwóch stron przylega płot. Wysoka 
sosna z lewej, a z prawej dwie brzozy. W tyle gąszcz lasu o przewadze ciemnej zieleni z wyrzynającą 
się plamą jaśniejszych drzew (…). Niebo ciemno błękitne z białymi obłokami (…). W charakterystyczny 
dla siebie sposób oddaje tu artysta nastój słonecznego, jesiennego dnia i myśliwską scenę zbiórki na 
polowanie przy leśniczówce. 

fragment ekspertyzy prof. dr Jerzego Sienkiewicza, Warszawa, 20.XII.1975.

Julian Fałat jest postacią szczególną w dziejach historii sztuki polskiej. 
Zapisał się na jej kartach przede wszystkim jako niezwykle zdolny 
akwarelista, dokumentalista scen polowań, motywów architektonicz-
nych, wielki admirator tematu zimy. Prace bowiem z tym tematem za-
równo w technice olejnej, akwarelowej jak i w pasteli były prawdziwym 
majstersztykiem kolorystycznym artysty z ogromnym ładunkiem na-
strojowości i z wielkim ukłonem w stronę natury. Wyróżnikiem sztuki 

Fałata są szczególnie rozbudowane kompozycje fi guralne ukazujące 
sceny myśliwskie z Nieświeża w rozmaitych wariantach - nagonka, trę-
bacze, z oszczepem na niedźwiedzia, ruszenie niedźwiedzia z barłogu, 
oszczepniki, obozowisko myśliwskie, wyjazd i powrót z polowania. 
Prezentowane prace stanowią piękny przykład typowej twórczości 
tego wielkiego artysty, dzięki czemu mogą być ozdobą każdej tradycyj-
nej kolekcji sztuki polskiej. 
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JULIAN FAŁAT (1853 – 1929)

PEJZAŻ ZIMOWY Z SARENKĄ

technika mieszana, papier, 67 x 99 cm
sygn. p.d. Fałat Bystra
na odwrocie dołączona ekspertyza dr Tadeusza Dobrowolskiego, Kraków, 1944
etykieta z odręcznym opisem obrazu z 1954 r

Cena wywoławcza: 42 000 zł
Estymacja: 50 000 – 70 000 zł

Wszystkie utwory Fałata charakteryzuje przede wszystkim nadzwyczajna siła wyrazu i prawda 
realistyczna, wolna jednak od wszelkiej przesady naturalistycznej, od chęci drażnienia wyobraźni 
stroną ujemnej rzeczywistości. Każdy typ, każda scena, wszystkie, najdrobniejsze nawet szczegóły 
przeniesione są żywcem na papier. Przy tym uwydatnia się znakomita zdolność spostrzegawcza 
artysty w bezpośrednim uchwyceniu rysów charakterystycznych ludzi, zwierząt i ich ruchów.

cytat za: Henryk Struve, Kłosy, 1888.
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ALEKSANDER AUGUSTYNOWICZ (1865 – 1944)

KWITNĄCE JABŁONIE 

akwarela, papier, 58 x 79 cm 
sygn. l.d.: Augustynowicz

Cena wywoławcza: 14 000 zł
Estymacja: 16 000 – 20 000 zł

Kształcił się w krakowskiej Szkole Sztuk Pięknych (1883-1886), m.in. 
u Feliksa Szynalewskiego, Władysława Łuszczkiewicza i Jana Matejki. 
Następnie wyjechał do Monachium, gdzie w 1888 studiował w szkole 
Szymona Hollósy’ego. Podróżował do Włoch i na Węgry. Od roku 1890 
stale mieszkał we Lwowie. Wystawiał na bardzo wielu wystawach m.in. 
w krakowskim i lwowskim TPSP oraz w TZSP w Warszawie. W roku 
1896 na międzynarodowej wystawie w Berlinie otrzymał złoty medal 
za Autoportret. Po 1914 mieszkał w Zakopanem, a od 1921 w Pozna-
niu, gdzie w 1936 r. obchodził jubileusz 50-lecia twórczości połączony 
z wielką retrospektywną wystawą dzieł. W 1925 w Warszawie na wy-

stawie „Portret polski” otrzymał najwyższe odznaczenie honorowe za 
całokształt twórczości artystycznej. 1937 „za zasługi na polu sztuki” 
został odznaczony przez Prezydenta RP Ignacego Mościckiego Krzy-
żem Ofi cerskim Orderu Odrodzenia Polski. Zginął podczas Powstania 
Warszawskiego 23 sierpnia 1944. 
Już za jego życia obrazy artysty cieszyły się dużą popularnością i uzna-
niem. Znajdują się w zbiorach największych polskich muzeów. Malo-
wał przede wszystkim portrety, a także sceny rodzajowe, kwiaty, pejza-
że z Tatr i Huculszczyzny. Często i chętnie posługiwał się mistrzowsko 
opanowaną techniką akwareli.
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ERNO ERB (1878 – 1943)

POD POMNIKIEM AMFITRY WE LWOWIE

olej, płyta, 49 x 64 cm 
sygn. p.d.: EErb

Cena wywoławcza: 18 000 zł
Estymacja: 25 000 – 28 000 zł

Erno Erb był artystą, który wyrósł i pozostał związany ze środowiskiem 
lwowskim mieszkając zarówno we Lwowie i jak i w Truskawcu. Naj-
częstszym motywem jego nastrojowych obrazów były sceny związane 
z życiem miasta a szczególnie barwne lwowskie targowiska. Nierzadko 
malował również charakterystyczne typy ukraińskich chłopów i Żydów, 
pejzaże czy martwe natury. Tworzył w technice pasteli, akwareli i olejnej. 
Tę ostatnią rozwinął w sposób sobie tylko charakterystyczny nadając 
powierzchni obrazów bogatą fakturę grubo kładzionej farby. 
Erb wielokrotnie wystawiał w Towarzystwie Przyjaciół Sztuk Pięknych we 
Lwowie i Krakowie oraz w warszawskiej Zachęcie. W 1929 brał udział w Po-
wszechnej Wystawie Krajowej w Poznaniu, a w 1932 w Wystawie Sztuki. 
Uwidoczniona na obrazie Erba kamienica to lwowski Ratusz – wzniesio-
ny w latach 1827–1835 w stylu klasycystycznym według projektu Józefa 
Markla i Franciszka Treschera. Studnia z posągiem Amfi tryty zdobiąca 

tę część Rynku znajduje się dokładnie u zbiegu jego pierzei północnej 
i zachodniej, przy wylocie ulic Krakowskiej i Trybunalskiej. Tło dla przed-
stawionej sceny stanowi widoczna w oddali pierzeja południowa z ka-
mienicami Jelonkowską (narożną) i Ubaldinich oraz sąsiadujący z nimi 
wlot ulicy Halickiej. 

Erno Erb znany był z doskonale zbudowanych, nastrojowych scen 
miejskich, najczęściej niewielkich wymiarów i kadrujących pojedyncze 
kolorowe stoiska targowe czy kupieckie scenki rodzajowe z barwnymi 
przekupkami w roli głównych bohaterek. Oferowana praca zachwyca 
złożonością kompozycji, która nie skupia się już tylko na małym frag-
mencie targu lecz ukazuje cały wycinek najważniejszego lwowskiego 
placu i sąsiadujących ulic skąpanych w ciepłym świetle popołudniowe-
go słońca. Barwne stragany umiejscowione u podnóży posągu Amfi tryty 
tętnią życiem a pobliską ulicą idą zamyśleni przechodnie. Całość cha-
rakteryzuje typowa dla Erba nastrojowość i harmonia. 
Podobne ujęcie lwowskiego Rynku spotkać możemy w innych znanych 
na polskim rynku pracach artysty – „Przed lwowskim ratuszem” oraz 
„Targu na lwowskim Rynku”. Jednak żadną z nich nie cechuje tak inten-
sywne natężenie barwy a rzadko spotykany format obrazu – należący 

zdecydowanie do największych jakie wyszły spod pędzla Erno Erba – 
oraz bogactwo kompozycji sprawiają, że oferowana praca stanowi nie-
zwykle ciekawą propozycję dla miłośników twórczości tego lwowskiego 
malarza.
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JÓZEF MEHOFFER (1869 – 1946)

WIOSNA, 1930

olej, deska, 19 x 27.5 cm
sygn. l.d.: Józef Mehoff er 1930

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

Jako artysta plastyk Mehoff er łączy w sobie dwie zdolności, które na ogół rzadko idą ze sobą w parze. 
Jest – o czym się często zapomina – wybornym obserwatorem, tęgim malarzem rzeczywistości, 
Świadczą o tym jego pejzaże impresjonistyczne, przeważnie widoki zakątków ogrodowych 
z kwitnącymi krzewami bzu i klombami róż, ze ścieżkami zalanymi słońcem, z białym dworkiem 
w głębi, pejzaże tchnące intensywnym szczęściem skwarnego letniego popołudnia (…), jest również 
wybitnym malarzem dekoracyjnym.

cytat za: Mieczysław Wallis, Sztuka Polska Dwudziestolecia. Wybór pism z lat 1921 – 1957, Warszawa, 1959, s. 54
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JAN STANISŁAWSKI (1860 – 1907)

WENECJA

olej, deska, 12.5 x 21.3 cm
sygn. l.d.: JAN STANISŁAWSKI

Cena wywoławcza: 30 000 zł
Estymacja: 35 000 – 45 000 zł

Jedna z najważniejszych postaci artystycznego świata Młodej Pol-
ski, wieloletni profesor Krakowskiej Akademii Sztuk Pięknych, jeden 
z najwybitniejszych pejzażystów w polskiej sztuce. Studiował malar-
stwo u Wojciecha Gersona w Warszawie i Władysława Łuszczkiewicza 
w krakowskiej Szkole Sztuk Pięknych, a w latach 1885-1888 u Carolusa 
Durana w Paryżu. Wiele podróżował po Europie – wyjeżdżał do Francji, 
Włoch, Hiszpanii, Szwajcarii, Niemiec, Austrii, Czech, wielokrotnie jeździł 
na Ukrainę. W 1895 był w Berlinie, gdzie współpracował z W. Kossakiem 
i J. Fałatem przy malowaniu panoramy Berezyna, we Lwowie współpra-
cował z Janem Styką przy Golgocie. W 1897 został profesorem malarstwa 
krajobrazowego krakowskiej Szkoły Sztuk Pięknych, twórcą tzw. krakow-
skiej szkoły pejzażu. Stosował nowatorskie metody nauczania, często 
zabierał uczniów w plener, wykształcił blisko 60 uczniów zwanych tzw. 
„szkołą Stanisławskiego”, m.in. Stanisława Kamockiego, Henryka Szczy-
glińskiego, Stanisława Filipkiewicza, Iwana Trusza, Henryka Uziębło czy 

Stanisława Gałka, wpływając na polskie malarstwo pejzażowe kolejnych 
lat. Zajmował się również grafi ką, ilustracją, projektował plakaty i deko-
racje teatralne. Był jednym z założycieli Towarzystwa Artystów Polskich 
Sztuka (1897), członkiem Towarzystwa Polska Sztuka Stosowana (1901). 
Uczestniczył w wielu wystawach. Największa kolekcja jego prac znajduje 
się w Muzeum Narodowym w Krakowie. Początkowo malował realistycz-
ne pejzaże oparte na przygotowawczych studiach z natury. Późniejsza 
fascynacja impresjonizmem spowodowała eksperymenty ze światłem 
w pejzażu i coraz większą dążność do syntezy form barwnych. Podczas 
swych podróży tworzył setki, najczęściej miniaturowych pejzaży malo-
wanych bezpośrednio w plenerze. Niewielkich rozmiarów, pozbawione 
sztafażu, symboliczne krajobrazy tworzył na tekturach i deseczkach. 
Subiektywnie interpretowany, symboliczny, miniaturowy pejzaż Stani-
sławskiego stał się jednym z najbardziej charakterystycznych zjawisk 
w polskim malarstwie.
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JACEK MALCZEWSKI (1854 – 1929)

PORTRET KOBIETY, 1913

olej, płótno, 61 x 45.5 cm
sygn. p.g.: J.Malczewski 1913

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

Prezentowany obraz przedstawia postać kobiecą na tle pejzażu 
przedstawioną w technice malarskiej zwanej en grisaille – (fr. w sza-
rościach), w której artyści bazując na jednej tylko barwie, opracowują 
monochromatyczny obraz posługując się różnymi jej odcieniami aż 
do bieli. Technika en risaille stosowana była od starożytności, głównie 
aby nadać technice malarskiej łudząco realistyczny walor płaskorzeź-
by kamiennej w innej materii, np. we freskach lub malarstwie tablico-
wym. Prezentowana praca z 1913 roku jest bardzo rzadkim przykładem 
takiej formie wypowiedzi artystycznej w malarstwie sztalugowym, jak 
również wyjątkowo ciekawym przykładem na tle całej twórczości Jac-
ka Malczewskiego, gdzie kolor odgrywał zawsze bardzo ważną rolę. 
Opracowana jest jednak w dojrzałym, najbardziej charakterystycznym 

dla Malczewskiego stylu wypowiedzi. Nie jest to szkic ani tym bardziej 
nie jest to podmalówka do fi nalnej pracy, o czym świadczy świado-
mie użyty walor światłocienia i punktowo położone biele oraz fi nalne 
sygnowanie artysty w prawym górnym rogu. To opracowana w pełni 
scena symboliczna przedstawiająca kobietę w znamiennym dla Mal-
czewskiego stroju i ujęciu postaci oraz malowana ekspresyjnym, lekko 
szkicowym gestem znamiennym dla wszystkich obrazów z dojrzałego 
okresu artysty. Patetyczna monumentalizacja postaci w obrazach Mal-
czewskiego połączeniu z klasycyzującą techniką malarską, może być 
ciekawym przykładem próby uzyskania jeszcze większej wzniosłości 
tematu, który zapewne ma być z założenia patriotyczny przez wzgląd 
na ubiór kobiety.
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JACEK MALCZEWSKI (1854 – 1929)

PORTRET MĘŻCZYZNY, 1925

gwasz, tektura, 23 x 15 cm
sygn. i dat. p.g.: Ja. Malczewski 1925 Maj

Cena wywoławcza: 7 000 zł
Estymacja: 8 000 – 10 000 zł
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JACEK MALCZEWSKI (1854 – 1929)

DROGA WŚRÓD DRZEW

olej, tektura, 32 x 40 cm (w świetle oprawy)
sygn. l.d.: Jacek Malczewski

Cena wywoławcza: 17 000 zł
Estymacja: 20 000 – 28 000 zł

Absolwent krakowskiej Szkoły Sztuk Pięknych w klasie Jana Matejki 
i paryskiej École des Beaux-Arts. Urodził się w 1854 roku w Radomiu. 
We wczesnym okresie twórczości malował w duchu XIX wiecznego 
akademizmu. 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 tak-
że w Grecji i we Włoszech. W latach 1885-1886 przebywał przez kilka 
miesięcy w Monachium. Po powrocie zamieszkał na stałe w Krakowie, 
gdzie był przede wszystkim profesorem oraz rektorem w Szkole Sztuk 
Pięknych przekształconej w 1900 roku w Akademię Sztuk Pięknych. 

Około 1892 r. i pobytu w Monachium 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. 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 naj-
większą spośród muz artysty. Należał do Towarzystwa Artystów Pol-
skich „Sztuka”, której w 1897 r. był współzałożycielem oraz od 1908 r. 
do Grupy Zero, z którymi licznie wystawiał. W ostatnich latach życia 
przebywał głównie w Lusławicach i Charzewicach k. Zakliczyna. Pod 
koniec życia dotknięty ślepotą, zmarł 8 października 1929 r.
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ADAM STYKA (1890 – 1959)

CHRYSTUS KRÓL

olej, płótno, 91.5 x 71 cm
sygn. p.d.: ADAM/STYKA

Cena wywoławcza: 90 000 zł l
Estymacja: 110 000 – 140 000 zł

Adam Styka urodził się w 1890 roku w Kielcach. Był synem malarza Jana 
Styki i młodszym bratem Tadeusza Styki. Studiował w Ecole Nationale 
des Beaux Arts w Paryżu. Znany jest przede wszystkim z malowniczych 
scen orientalistycznych, które tworzył po swojej podróży do Afryki. Ze 
względu na niezwykłe walory dekoracyjne prace jego cieszyły sie ogrom-
nym powodzeniem, nie tylko w Polsce, ale zwłaszcza za granicą. Drugim 
nurtem twórczości artysty były obrazy religijne, a także ilustracje książ-
kowe, m.in. cykl ilustracji do W pustyni i w puszczy Henryka Sienkiewicza. 
Zmarł w 1959 roku w Nowym Jorku.
Prezentowany obraz stanowi analogię do słynnego obrazu o tym sa-
mym tytule Chrystus Król, który Adam Styka namalował na zamówienie 
do warszawskiego kościoła pod wezwaniem św. Wincentego Pallotiego. 
Na krótko przed wybuchem Powstania Warszawskiego księża pallotyni 
złożyli zamówienie u artysty na obraz przedstawiający Chrystusa Króla. 
54-letni wówczas artysta bardzo poważnie podszedł do zlecenia. Studio-
wał ewnagelię, przyjmował różnorakie koncepcje, do żadnej jednak nie 

będąc przekonanym. Te wahania przerwała osobista tragedia artysty, 
związana z aresztowaniem przez Niemców jego syna. Powstał obraz, na 
którym Chrystus został ukazany w momencie przemienienia na górze 
Tabor, z postaciami Eliasza i Mojżesza, a także z motywem kuli ziemskiej 
jako symbolem nękanej wówczas wojną ludności. Stworzenie dzieła 
wiązało się z ogromnym wysiłkiem emocjonalnym artysty, było również 

początkiem zwrócenia się ku głębokiej wierze. Przez pewien czas obraz 
na życzenie autora wystawiony był w witrynie jednego ze sklepów przy 
Nowym Świecie, by mieszkańcy Warszawy mogli uczestniczyć w osobi-
stym przeżyciu artysty i zapewne odczytać patriotyczną wymowę obra-
zu. Praca znalazła się w miejscu przeznaczenia dopiero po upadku po-
wstania i znajdowała się tam do niefortunnego pożaru w styczniu 2007 
roku, w któym obraz spłonął.
Podobnie jak w słynnym pierwowzorze, w prezentowanym obrazie nad-
naturalnej wielkości postać Jezusa wypełnia całą przestrzeń płótna. 
Nie ma w niej jednak postaci proroków ani też motywu kuli ziemskiej. 
Postać Chrystusa w złotej koronie cierniowej wznoszącego prawą rękę 
w geście Pantokratora jest centrum skadrowanej kompozycji. Jego 
obrócone ku niebu oczy, podobnie jak w słynnym obrazie z kościoła 
pallotynów, świadczą, że nie było celem artysty ukazanie go tylko jako 
władcy, ale też jako sługi. 
Nie jest wiadomy cel, w jakim artysta wykonał inną wersję znanego 

obrazu. Można tylko domniemywać, że motyw ten, przez okoliczności, 
w których był stworzony nabrał dla autora szczególnego znaczenia i po-
stanowił utwalić go w trochę innym wariancie. Nie ulega wątpliwości, 
że wymowa, siła oddziaływania, jak również wartość historyczna tego 
obrazu jest niezaprzeczalna, zwłaszcza, że nie istnieje już pierwotna wer-
sja obrazu.
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LEOPOLD GOTTLIEB (1883 – 1934)

KRZEW WIOSENNY

akwarela, papier, 36 x 26 cm (w świetle oprawy)
sygn. l.d.: l.gottlieb
obok sygnatury dedykacja w języku niemieckim

Cena wywoławcza: 6 000 zł
Estymacja: 7 000 – 9 000 zł

Leopold Gottlieb był artystą związanym z kręgiem École de Paris. Pol-
ski malarz o żydowskich korzeniach z powodzeniem łączył w swojej 
twórczości 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 Mauryce-
go, podjął studia artystyczne w Krakowie, m.in. u Jacka Malczewskie-
go a następnie u Teodora Axentowicza. Początkowy etap twórczości 
artysty wiązał się z fascynacją realizmem i symbolizmem wyniesio-
nymi z pracowni krakowskich mistrzów. Nie brak w nich jednak od 

początku charakterystycznej dla Gottlieba ekspresji wyrażającej się 

groteskowym przerysowaniem i deformacjami postaci. W pierwszych 
latach XX wieku młody artysta studiował kolejno w Monachium i Pa-
ryżu. 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 cieplejszą tonacją. Postaci malowane były na neutralnym tle, ar-
tysta chętnie posługiwał się perłowym odcieniem pastelowych barw 
przez co sylwetki oddawanych postaci wydawały się niczym zjawy. 
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SOTER JAXA MAŁACHOWSKI (1867 – 1952)

MORZE

papier, technika mieszana, 32.5 x 96 cm (w świetle oprawy)
sygn. p.d.: SJAXA 1930
na odwrocie pieczęć autorska z opisem pracy i adresem pracowni

Cena wywoławcza: 17 000 zł l
Estymacja: 20 000 – 25 000 zł

Uczeń krakowskiej Szkoły Sztuk Pięknych i studiów artystycznych 
w Szkole Rysunku i Malarstwa Stanisława Grocholskiego w Mona-
chium, Od 1902 roku na stałe mieszkał w Krakowie. Wielokrotnie po-
dróżował do Włoch. Twórczość artysty obejmuje przede wszystkim 
malarstwo pejzażowe, dla którego charakterystyczne są zwłaszcza 
pejzaże morskie i nokturny. Artysta brał udział w wielu wystawach - 
w TPSP w Krakowie, TZSP w Warszawie, w Salonie Krywulta w Warsza-

wie, w TPSP we Lwowie, w Łodzi, Poznaniu, Lublinie. Jako człowiek 
majętny początkowo malował dla przyjemności, po drugiej wojnie 
światowej został zmuszony do zarobkowania malarstwem. W tym cza-
sie malarstwo olejne zastąpił akwarelą, gwaszem i pastelem, pozwala-
jące na szybsze notowanie wrażeń i wykonanie obiektu. Prace artysty 
znajdują się w zbiorach muzeów polskich i cieszą się popularnością 
wśród kolekcjonerów prywatnych.
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WOJCIECH WEISS (1875 – 1950) 

PEJZAŻ ZIMOWY

olej, tektura, 10.5 x 19 cm (w świetle oprawy)
sygn. l.d.: WW
na odwrocie: nalepki z Muzeum Okręgowego w Toruniu, Muzeum Mazowieckeigo w Płocku oraz Muzeum Pałacu w Wilanowie

Cena wywoławcza: 12 000 zł l
Estymacja: 15 000 – 20 000 zł

WYSTAWIANY:
Piękno do mnie przyszło, Muzeum Pałac w Wilanowie, 19 kwietnia – 10 czerwca 2007.

Na inspiracje sztuką Stanisławskiego wskazuje „streszczenie” pejzażu do kilku niezbędnych elementów np. 
pochmurnego nieba, zawieszonego nad wąskim ciemnym pasmem pól, nerwowa szkicowość, a niekiedy 
gęsta, impastowa technika malarska. Echa sztuki Chełmońskiego brzmią w szczególnej wrażliwości na 
zmienność pejzażu, wiosenne ulewy i jesienne szarugi, rozbłysk pioruna, wilgoć traw, przepych tęczy, szum 
poruszonych trzcin i zrywających się kaczek.

cytat za: Kossakowski Ł., Pejzaże Wojciecha Weissa, katalog wystawy, Muzeum Narodowe w Kielcach, 1985, s.10.

Twórczość Wojciecha Weissa często kojarzona jest głównie z przed-
stawieniami aktów lub kwiecistych sadów wykonanych pastelem lub 
olejem. Tymczasem twórczość tego artysty jest zdecydowanie bogat-
sza a jego dorobek bardzo zróżnicowany. Na retrospektywnych wysta-
wach po jego śmierci pokazywano akwarele, rysunki i rzeźby (Kraków 
1962) oraz wykonane w różnych technikach grafi ki (Kraków 1975). We-
iss nie tylko posługiwał się biegle wieloma technikami ale również jak 
mało który polski artysta, żyjąc w bardzo burzliwych czasach niejedno-
krotnie zmieniał styl swojej wypowiedzi od XIX wiecznej szkoły Matejki, 
poprzez młodopolski spirytualizm, modernizm, postimpresjonizm, aż 
do powojennego socrealizmu.

Niepodważalną esencją sztuki Weissa jest niesłychanie silna i jakże ty-
powa dla polskiej sztuki początków XX wieku emocjonalna więź z na-
turą, którą artysta wielokrotnie sam podkreślał, choć jeszcze silniej 
mówią za niego jego największe obrazy. Lata wpływów różnorodnych 
stylów artystycznych ale też przede wszystkim solidna szkoła pejzażu 
odebrana na krakowskiej akademii pozwoliły Weissowi w mistrzowski 
sposób przekazywać jego subiektywne, silne odczucie natury, swo-
bodnie przechodząc od gorących, słonecznych sadów po szare zimo-
we zaścianki.
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EUGENIUSZ GEPPERT (1890 – 1979)

JEŹDZIEC, OK. 1924-25

olej, płótno, 54.5 x 64.5 cm
sygn. l.d.: Eugeniusz Geppert

Cena wywoławcza: 40 000 zł l
Estymacja: 50 000 – 60 000 zł

PROWENIENCJA:
kolekcja prywatna, Warszawa
kolekcja Marka Mielniczuka
Aukcja Hotel Drouot, Paryż

Studiował w krakowskiej Akademii Sztuk Pięknych pod kierunkiem 
Jacka Malczewskiego i Stanisława Dębickiego (dyplom 1920). W latach 
1925-1927 jako stypendysta ZPAP przebywał w Paryżu, dokąd i później 
wielokrotnie wyjeżdżał. W 1928 wrócił do kraju i zamieszkał w Krakowie. 
Należał do grup „Zwornik” i „Nowa Generacja”, był członkiem redakcji 
„Głosu Plastyków” oraz wiceprezesem i przedstawicielem Polski w „Con-
fédération Internationale des Associations Plastiques”. Po wojnie osiadł 
na stałe we Wrocławiu, gdzie został profesorem Państwowej Wyższej 
Szkoły Sztuk Plastycznych.W 1962 był współzałożycielem ugrupowania 
plastyków, tzw. „Szkoły Wrocławskiej”. Przez całą twórczość Gepperta 

przewija się sylweta konia, jeźdzca w pejzażu, galopad i kawalkad. Malo-
wał także pejzaże, martwe natury i akty. Z czasem ciemna tonacja jego 
płócien uległa rozjaśnieniu, a kompozycja obrazów swoistej dekoracyj-
nej stylizacji w duchu malarstwa francuskiego. Artysta brał udział w licz-
nych wystawach – podczas pobytu w Paryżu kilkakrotnie wystawiał na 
Salonie Jesiennym i w paryskich galeriach, później wielokrotnie w TPSP 
w Krakowie i Lwowie oraz w TZSP, Instytucie Propagandy Sztuki i Salo-
nie Garlińskiego w Warszawie, a w 1938 na Międzynarodowej Wystawie 
Sztuki w Pittsburghu.

Artysta nadaje mu ( jeźdźcowi), teraz cechy monumentalne. Postać jeźdźca na koniu rozsadza ramy 
obrazów, jest potężna, silna, uchwycona skrócie perspektywicznym i szybkim ruchu (…). Geppert 
określa bryły wyraźnym konturem, a koloryt jego obrazów jest brunatny i zgaszony. (…)Stosowana 
przez artystę klasycyzująca forma podkreśla nadrealną siłę postaci, przenosi je w świat idei, w obszar, 
w którym apoteoza i symbol mają wartość naczelną.

Mariusz Hermansdorfer, 1996



78 / AUKCJA DZIEŁ SZTUKI 79/

27
WŁODZIMIERZ TERLIKOWSKI (1873 – 1951)

ANEMONY

olej, płótno, 61 x 46 cm
sygn. dwukrotnie: g.ś.: 1928/Terlikowski 
oraz p.d.: W.Terlikowski/1928 
opisany na odwrocie: Anemony

Cena wywoławcza: 14 000 zł l
Estymacja: 18 000 – 20 000 zł

Terlikowski absolwent monachijskiej Akademii Sztuk Pięknych. Dużo 
podróżował, zarówno po Europie jak i Indiach, północnej Afryce, Austra-
lii i Nowej Zelandii. Od 1911 roku mieszkał na stałe w Paryżu. Terlikowski 
wypracował własny, łatwo rozpoznawalny styl, należący do nurtu eks-
presyjnego koloryzmu. Na ukształtowanie postawy twórczej Terlikow-
skiego 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, często szpachlą. Dzięki tej fakturze, często sygnował prace „ryjąc” 

podpis w mokrej jeszcze farbie olejnej. Wiele prac artysty było wystawia-

nych – 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. Oferowana praca należy do 
jednej z najchętniej poruszanych przez Terlikowskiego motywów: kwia-
tów w wazonie, niemal zawsze są to róże lub właśnie charakterystyczne 
anemony opracowane w bardzo dekoracyjny sposób, jednak o nieza-
przeczalnym walorze artystycznym.
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28
JOACHIM WEINGART (1895 – 1942)

DAMA Z LUSTERKIEM, LATA 20TE XX W.

olej, płótno, 65 x 54 cm
sygn. l.d.: Weingart

Cena wywoławcza: 12 000 zł
Estymacja: 15 000 – 20 000 zł

PROWENIENCJA:
kolekcja prywatna, Poznań
kolekcja Wojciecha Fibaka do 1988 r.
kolekcja Marka Mielniczuka
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29
MELA MUTER (1876 – 1967)

BARKA NA RODANIE, OK. 1945

olej, płótno, 50 x 61 cm
sygn. p.d.: Muter

Cena wywoławcza: 35 000 zł l
Estymacja: 40 000 – 60 000 zł

Uczęszczała do Szkoły Rysunku i Malarstwa dla Kobiet w Warszawie. 
W 1901 osiadła na stałe w Paryżu. Studia artystyczne kontynuowała 
w Académie de la Grande Chaumiere i Académie Colarossi. Od 1902 
wystawiała na Salonach Paryskich, uczestniczyła w ekspozycjach pol-
skiej sztuki w Towarzystwie Artystów Polskich (1914) i Galerie du Mu-
sée Crillon (1922). W latach 1911-14 podróżowała do Hiszpanii, w 1915 
i 1919 zwiedzała Szwajcarię. Wiele miesięcy spędziła w Bretanii i w połu-
dniowej Francji. Wypracowała swój własny, oryginalny styl wyrastający 
z tradycji postimpresjonizmu. Z malarstwa van Gogha przejęła wyrazisty 
kontur obiegający formy wydobyte szybkimi, wielokierunkowymi, ze 

Ślewińskiego mocną linearność. Malował urzekające pejzaże i widoki 
miejskie, sceny rodzajowe oraz portrety. 
Mela Muter bardzo wcześnie zajęła się pejzażem i konsekwentnie wyra-
żała się tą formą, od Bretanii, przez widoki południa Francji, Hiszpanii, 
Pirenejów, Szwajcarii aż do Paryża. Artystka podczas II wojny światowej 
przebywała w Avignonie, ucząc rysunku i historii sztuki w szkole dla 
dziewcząt. Malowała wówczas widoki Rodanu m.in. Wiry na Rodanie 
czy Rodan w Avignonie. Z tego czasu pochodzi również prezentowany 
obraz, będący wysokiej klasy przykładem dojrzałego, indywidualnego 
i najbardziej rozpoznawalnego stylu malarstwa Meli Muter.
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30
LEOPOLD LEVY (1882 – 1966)

PEJZAŻ MIEJSKI

olej, sklejka, 46 x 55 cm
sygn. p.d.: Leopold Levy

Cena wywoławcza: 14 000 zł l
Estymacja: 18 000 – 20 000 zł
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31
HENRYK EPSTEIN (1891 – 1944)

ŚNIADANIE NA TRAWIE

olej, płótno, 46 x 55 cm
sygn. p.d.: H.Epstein

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

Henryk Epstein po studiach w Akademii Monachijskiej przyjechał w 1912 
roku do Paryża i zamieszkał w „La Ruche”, gdzie nawiązał kontakt z Mo-
diglianim, Soutinem i Chagallem. Był jednym z najwybitniejszych przed-
stawicieli ekspresjonizmu Szkoły Paryskiej. Artysta przenosił na płótno 
piękno pejzaży z Południa Francji. Dynamiczna faktura, intensywne bar-

wy, wśród których przeważały czerwienie, żółcie, zielenie i błękity a tak-
że bogate, impastowe efekty fakturalne wyróżniają jego artystyczny styl. 
Oferowany obraz pochodzi z najciekawszego okresu twórczości artysty, 
stylistycznie zdradza pokrewieństwo z francuskim fowizmem i niemiec-
kim ekspresjonizmem.

Ponad wszystko był przy tym człowiekiem delikatnym i nieśmiałym. Malarstwo, a raczej akt twórczy 
uważał za zarezerwowany tylko dla siebie. Nie lubił malować pod spojrzeniami widzów. Była 
to jedna z intymnych sfer jego życia – nie pozwalał nikomu w nią wkraczać. Nigdy nie pragnął 
dla siebie sławy. Przyjaciele próbujący podjąć dyskusję o jego sztuce napotykali zawstydzenie , 
zmianę tematu i sprowadzenie rozmowy na przykład na wspomnienia o dawnych przyjaciołach 
z Montparnasse'u z Modiglianim i Soutine'm na czele. 

cytat za: Winiarski A. Henri Epstein – Mistrzowie École de Paris, Wydawnictwo MUZA SA, Warszawa, 2015, s.13.
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32
HENRYK EPSTEIN (1891 – 1944)

WIOSKA, 1925

olej, płótno, 60 x 73 cm
sygn. l.d.: H. Epstein

Cena wywoławcza: 35 000 zł
Estymacja: 45 000 – 55 000 zł



90 / AUKCJA DZIEŁ SZTUKI 91/

33
LUDWIK KLIMEK (1912 – 1992)

PEJZAŻ

olej, płyta, 45.5 x 37 cm
sygn. l.d.: Klimek

Cena wywoławcza: 3 000 zł l
Estymacja: 4 000 – 5 000 zł

Malarz i ilustrator. Urodził się w Skoczowie. Studiował malarstwo na 
Akademii Sztuk Pięknych w Krakowie. Wiosną 1939 uzyskał stypendium 
i wyjechał do Paryża, pozostając już na zawsze we Francji. Po zajęciu Pa-
ryża przez Wehrmacht schronił się w Aix-en-Provence. Po 1947 przeniósł 
się nad Zatokę Lwią i mieszkał w Mentonie. Podczas pobytu w Vallau-
ris w latach 1951/52 poznał Pabla Picasso, który mieszkał i tworzył tam 
między 1948 a 1955 rokiem. Wpływ Picassa widać w mocno kubizują-
cych liniach jego obrazów z tego okresu. Przyjaźnił się również z Marc 
Chagallem, którego wpływ widać jeszcze najmocniej w jego twórczości. 
Wspólnie z Henri Matissem, który mieszkał w Vence, założył w 1951 i pro-

wadził Biennale Internationale d’Art de Menton, gdzie wystawiał swoje 
obrazy. Jego dzieła zostały nagrodzone srebrnym medalem na pierw-
szej (1951) oraz drugiej (1953) ich edycji. Mimo tak silnych osobowości 
artystycznych, z jakimi żył i tworzył na południu Francji, Klimek miał 
jednak swój własny styl, własny świat, zaludniony głównie przez posta-
ci kobiece i wypełniony widokami pokochanego przez siebie południa 
Francji. Przez 45 lat działalności artystycznej na Lazurowym Wybrzeżu, 
Klimek pozyskał miano „twórcy śródziemnomorskiego” oraz szerokie 
grono amatorów i kolekcjonerów. 
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34
ALICJA HALICKA (1894 – 1975)

MARTWA NATURA Z OBRANYM JABŁKIEM, 1930

olej, płótno, 55.5 x 46.5 cm
sygn. p.d.: Halicka

Cena wywoławcza: 14 000 zł l
Estymacja: 18 000 – 20 000 zł

PROWENIENCJA:
kolekcja prywatna, Poznań
kolekcja Marka Mielniczuka
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Było w nim coś z niewinnego dziecka – jakaś świeżość, niewinność, 
a jednocześnie to był bardzo wykształcony człowiek. 

– Marcel Gromaire
Tadeusz Makowski to jeden z najbardziej rozpoznawalnych polskich 
malarzy XX wieku. Postawa artystyczna Makowskiego ukształtowała się 
w początkowym okresie pod wpływem symbolistycznego malarstwa 
pejzażowego Stanisławskiego, zaś twórczość Mehoff era przekazała mu 
zrozumienie istoty rysunku jako środka ekspresji i zamiłowanie do de-
koracyjnej, secesyjnej stylistyki. Artysta na przełomie 1908 i 1909 r. wyje-
chał do Paryża, gdzie pozostał do końca życia. Był członkiem Towarzy-
stwa Artystów Polskich w Paryżu. Brał udział w Salonach: Niezależnych, 
Tuileries, Jesiennym i De L'Oeuvre Unique. Jego zainteresowania sceno-
grafi ą teatralną przejawiły się w wykonywaniu kukiełek dla krakowskie-
go kabaretu "Zielony Balonik". W Paryżu zafascynowała artystę klasycy-
zująca, symboliczna sztuka Puvis de Chavannes'a. Około 1911 przejął od 
Le Fauconniera i kubistów zwartą konstrukcję obrazu i geometryzujące 
traktowanie form; kształt wydobywał jednak światłocieniowym mode-
lunkiem i obrysowywał wyrazistym konturem. Na jego twórczość silnie 
wpłynęła podróż do Bretanii oraz postimpresjonistyczna sztuka Ślewiń-

skiego. W 1918 pojawił się w obrazach Makowskiego motyw kluczowy 

dla jego dalszej twórczości - postać dziecka. Artysta malował wówczas 
liryczne, naiwne w wyrazie wizerunki dzieci w pastelowych, wysmako-
wanych tonacjach. Około 1920 powstały inspirowane sztuką Pietera 
Bruegla St. rozległe pejzaże ożywione sztafażem i utrzymane w zmato-
wiałej kolorystyce z przewagą brązów i zieleni. Rok 1928 stanowił istotną 
cezurę w twórczości artysty. Skrystalizował się wówczas jego indywidu-
alny styl obrazowania, niepowtarzalny w kontekście sztuki europejskiej. 
wykształcił wtedy własny, charakterystyczny i łatwo rozpoznawalny styl 
łączący echa kubizmu, fascynację sztuką ludową i malarstwa artystów 
naiwnych. W latach 1929 – 30 Makowski tworzył liczne kompozycje olej-
ne, akwarelowe, rysunkowe z przedstawieniami dzieci. Należą one do 
dojrzałej i artystycznie wysublimowanej fazy twórczości Makowskiego, 
w której artysta uprościł kształty, sprowadzając je do trójkątów, walców 
i stożków, liniom nadał moc i wyrazistość. Prócz malarstwa sztalugowe-
go, akwareli i rysunku Makowski uprawiał techniki grafi czne - drzeworyt, 
akwafortę i litografi ę. Zajmował się ilustrowaniem książek i projektowa-
niem okładek; ozdobił drzeworytami wydane w 1925 w Paryżu „Pasto-
rałki” Tytusa Czyżewskiego. Pisał ponadto wiersze, opowiadania i teksty 
z zakresu teorii sztuki.

TADEUSZ MAKOWSKI
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35
TADEUSZ MAKOWSKI (1882 – 1932)

DZIEWCZYNKA W RÓŻOWYM BERECIE

akwarela, ołówek, papier, 35 x 25.5 cm
na odwrocie dołączona eskpertyza z galerii Josef Stieglitz z Tel Awiwu z 25.07.1958 r.

Cena wywoławcza: 10 000 zł 
Estymacja: 12 000 – 15 000 zł

REPRODUKOWANY:
Katalog Domu Aukcyjnego Polswiss Art z 20.05.2001.

(…) mniej więcej od 1920 dzieci Makowskiego to już nie biedne wiejskie popychadła: na ich 
twarzach pojawia się uśmiech, w oczach zamiast apatii – błysk dowcipu i ciekawości. Temu 
psychologicznemu zjawisku towarzyszy przeobrażenie stylistyczne. Obserwujemy przede wszystkim 
znaczne uproszczenie dziecięcej fi zjonomii: rysunek staje się delikatniejszy, faktura gładsza, 
modelunek mniej kontrastowy. Twarze dzieci tracą niejako trzeci wymiar, stają się bardziej płaskie, 
mniej realne. Okrągły owal twarzy, okrągłe oczy powodują, że małe modele są jeszcze bardziej 
dziecinne, jakby „dziecinną” rysowane ręką. W gruncie rzeczy ta „dziecinna” linia, jest bardzo 
kunsztowna i wyrafi nowana w delikatnym rytmie formy. Jej wysublimowana wrażliwość, jeszcze 
bardziej niż w studiach olejnych uwydatnia się w ołówkowych rysunkach z tego czasu, w których 
z wyjątkiem delikatnego jak mgła konturu i lekkich zacierań, nie ma żadnego cieniowania, żadnej 
zbytecznej kreski.

cytat za: Jaworska W., Tadeusz Makowski, Wydawnictwo Kluszczyński, Kraków, 1999, s.16.
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36
TADEUSZ MAKOWSKI (1882 – 1932)

KOMPOZYCJA Z TWARZĄ

akwarela, papier, 20 x 20 cm (w świetle oprawy)
sygn. p.d.: Tade Makowsky

Cena wywoławcza: 5 000 zł 
Estymacja: 8 000 – 15 000 zł

Oryginalność koncepcji malarskiej Makowskiego polega na zespoleniu ze sobą rzeczy pozornie 
wyłączających się: geometrycznej, jakby kubistycznej stylizacji kształtu, przemieniające postacie ludzkie 
w jakieś budowle, maszyny, kukiełki, i subtelnej ekspresji, obdarzenia tych dziwnych budowli, maszyn 
kukiełek spojrzeniami, ruchami, gestami, mówiącymi nam o ich najbardziej intymnym życiu wewnętrznym.

cytat za: Wiadomości Literackie (nr 47, 1936 r.) 
[w:] Mieczysław Wallis, Sztuka Polska Dwudziestolecia. Wybór pism z lat 1921– 1957, Warszawa, 1959, s. 79.
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37
JAN RUBCZAK (1884 – 1942)

WIDOK MIASTA WE FRANCJI

olej, płótno, 60.5 x 73 cm
sygn. p.d.: Jan Rubczak

Cena wywoławcza: 15 000 zł
Estymacja: 18 000 – 25 000 zł

Studiował w Krakowskiej Akademii Sztuk Pięknych u J. Cynka i J. Pan-
kiewicza, naukę kontynuował w Lipsku i Paryżu, gdzie w 1911 roku za-
mieszkał na kolejne lata. Stamtąd podróżował po Europie. Należał do 
założycieli Stowarzyszenia Artystów Polskich w Paryżu, związany był 
z Towarzystwem Polskim Literacko-Artystycznym. Przyjaźnił się m in. 
z Tadeuszem Makowskim, współpracował w marszandem Leopoldem 
Zborowskim. Od 1917 roku prowadził własną szkołę grafi ki, i zajmował 
się nią również po przyjeździe do Polski w 1924 roku. Był członkiem sto-
warzyszenia „Sztuka”, brał udział w wystawach Formistów, był współ-
założycielem Cechu Artystów Plastyków „Jednoróg”, wchodził w skład 
dyrekcji Towarzystwa Przyjaciół Sztuk Pięknych w Krakowie. Aresztowa-
ny z łapanki wraz z grupą plastyków w krakowskiej Kawiarni Plastyków 
przy ul. Łobzowskiej w kwietniu 1942 roku zginął miesiąc później w Au-
schwitz.

Od 1908 do 1932 roku wystawiał na bardzo licznych wystawach w kra-
ju oraz salonach paryskich wraz z artystami z kręgu Ecole de Paris oraz 
ugrupowaniami, do których należał, jak również indywidualnie. Zasłynął 
jako znakomity grafi k różnych technik, Malował olejem, rzadziej akwa-
relą czy pastelem. Zarówno grafi ka jak i malarstwo noszą ślady wpływu 
jego nauczyciela – Józefa Pankiewicza. Do ulubionych tematów Rubcza-
ka, podejmowanych w każdej technice należał pejzaż miejski. Polskie 
lub francuskie panoramy miast, ich uliczek i zaułków z dominującym 
często motywem mostu lub kościoła. Łączył elementy postimpresjoni-
zmu, wpływy Cezannea, kubizmu i fowizmu ożywiając paletę światłem. 
Malarstwo takie nazywano w Paryżu „ecole polonaise”. Jego dzieła cha-
rakteryzują się wysoką kulturą plastyczną, łączącą polskie doświadcze-
nia ze zdobyczami sztuki francuskiej.
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38
JEAN PESKE (1870 – 1949)

KWIATY W WAZONIE

olej, deska, 41 x 48 cm
sygn. p.d.: Peske

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

Uczył się Szkole Malarstwa Nikołaja Muraszki w Kijowie, a następnie 
w latach 1886-1889 w Szkole Sztuk Pięknych w Odessie. W 1890 został 
uczniem Wojciecha Gersona w Warszawie. W 1891 wyjechał do Paryża, 
gdzie kontynuował studia w Académie Julian. Osiadł tam na stałe, utrzy-
mując kontakty m.in. z Marią Skłodowską-Curie i Gabrielą Zapolską – jak 
też nawiązując znajomości, częściowo za pośrednictwem tej drugiej, ze 
środowiskiem malarzy i grafi ków, jak Paul Signac, Paul Sérusier, Félix 
Fénéon, Henri de Toulouse-Lautrec, Camille Pissarro. Od 1894 uczest-
niczył w Salonach: Niezależnych, Société Nationale des Beaux-Arts, 
Tuileryjskim, w 1901 miał pierwszą wystawę indywidualną w redakcji 
„La Revue Blanche”. Uczestnicząc intensywnie w życiu artystycznym 

Paryża, utrzymywał też kontakty z krajem, gdzie wystawiał w Zachęcie 
w Warszawie (1892) oraz w Towarzystwie Przyjaciół Sztuk Pięknych we 
Lwowie (1900) i Krakowie (1910), uczestniczył też w wystawie sztuki pol-
skiej w Grand Palais w Paryżu (1921). Pracował wiele na plenerach na 
południu Francji – w Bormes, gdzie do 1926 miał pracownię i w Collio-
ure, gdzie utworzył muzeum współczesnej sztuki francuskiej (obecnie 
jego imienia i z kolekcją jego prac). Malarstwo artysty ukształtowało się 
w kręgu oddziaływania postimpresjonistów i nabistów, a także secesyj-
nej stylizacji. Chętnie podejmował temat macierzyństwa, malował mar-
twe natury, sceny rodzajowe i pejzaże z południa Francji. 
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39
RAFAŁ MALCZEWSKI (1892 – 1965)

PEJZAŻ ZIMOWY

akwarela, papier, 53 x 36 cm (w świetle oprawy)
sygn. l.d.: Rafał Malczewski

Cena wywoławcza: 28 000 zł l
Estymacja: 30 000 – 40 000 zł

Rafał Malczewski, syn Jacka Malczewskiego, dał się poznać jako twór-
ca niezależny i nowoczesny, intrygujący jako artysta i jako człowiek. 
Jak pisze Zofi a Posiadała: Był cenionym malarzem, autorem tekstów 
literackich, miłośnikiem gór, zapalonym narciarzem czy w końcu „duszą 
towarzystwa” przedwojennego Zakopanego (Jacek i Rafał Malczewscy, 
Radom 2014, str. 257). Rafał Malczewski studiował fi lozofi ę, architek-
turę i agronomię w Wiedniu a następnie, po powrocie do rodzinnego 

Krakowa, podjął naukę w Akademii Sztuk Pięknych. W kunszt malarski 
wprowadzał młodego artystę przede wszystkim ojciec, w którego atelier 
Rafał szlifował talent od najwcześniejszych lat. Zasłynął jako wprawny 
pejzażysta, reprezentant nurtu przestylizowanego, „naiwnego” realizmu. 
Przyjaźnił się ze Stanisławem Ignacym Witkiewiczem i Karolem Szyma-
nowskim. Był członkiem Towarzystwa Sztuka Podhalańska a w 1932 
wstąpił do Stowarzyszenia Artystów Polskich 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 nabywców na swoje obrazy. Malował techniką 
akwareli widoki Rio de Janeiro i Kurytyby oraz krajobrazy Parany. W 1942 
roku przeniósł się do Kurytyby do swojej kuzynki Marii Bochdan-Nieden-
thal. Okres brazylijski (1941–1942) to fascynacja egzotyczną przyrodą 
i odmienną cywilizacją – powstały wówczas obrazy przedstawiające 
skaliste góry, rozległe przestrzenie z jeziorami, autostrady z wiszącymi 
nad nimi kolorowymi drzewami. Jednym ze stale przewijających się mo-
tywów, które odnajdujemy w obrazach Rafała Malczewskiego jest zni-
komość człowieka – drobne, śmieszne fi gurki ludzkie, maleńkie wobec 
ogromu przyrody, wobec potężnego, dominującego świata techniki. Do 
ulubionych tematów artysty należały też małe stacyjki, wagony, semafo-
ry, zwrotnice, sieci szyn.

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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RAFAŁ MALCZEWSKI (1892 – 1965)

NAD JEZIOREM

akwarela, papier, 39.5 x 55 cm
sygn. l.d.: Rafał Malczewski

Cena wywoławcza: 10 000 zł l
Estymacja: 15 000 – 20 000 zł

U podstaw utworów Malczewskiego leżą reminiscencje pewnych określonych pejzaży rzeczywistych. 
U podstaw obrazów z motywami podgórskimi leżą pejzaże Podhala, u podstaw malowideł z motywami 
nadmorskimi – pejzaże francuskiej Riviery. Mimo to świat, który oglądamy w dziełach Rafała Malczewskiego 
nie jest światem rzeczywistym. Świat ten jest wynikiem świadomej konstrukcji i daleko idącej stylizacji. 
W rzeczywistości, która nas otacza Malczewski dokonuje najpierw starannej selekcji. Ogranicza się d pewnej 
małej ilości elementów niezbędnych – najbardziej sugestywnych, budzących największą reakcję uczuciową 
(…). Stąd obrazy jego robią niekiedy, na pierwszy rzut oka, wrażenie ubóstwa i pustki. „Puryzm” w szerokim 
znaczeniu słowa.

cytat za: Mieczysław Wallis, Sztuka Polska Dwudziestolecia. Wybór pism z lat 1921 - 1957, 
Warszawa, 1959, ss. 176-177.
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RAFAŁ MALCZEWSKI (1892 – 1965)

RUINY WARSZAWY, 1959

olej, tektura, 70.5 x 90.8 cm
sygn. p.d.: Malczewski 1959
na odwrocie orzeczenie autentyczności pasierbicy 
Rafała Malczewskiego Barbary Lorenc z 2004 roku

Cena wywoławcza: 30 000 zł l
Estymacja: 35 000 – 45 000 zł

Malarstwo Rafała Malczewskiego jest czymś nader odrębnym zarówno w swych tematach, jak w swym stylu 
– w ujęciu kształtu, w stylizacji barwy, w kompozycji. „Świat” Malczewskiego różni się znacznie od „światów”, 
jakie znamy z dzieł innych malarzy.

cytat za: Mieczysław Wallis, Sztuka Polska Dwudziestolecia. Wybór pism z lat 1921 - 1957, 
Warszawa, 1959, s. 180.



110 / AUKCJA DZIEŁ SZTUKI 111/

N
ikifor - fot. Lucjan Fogiel/East N

ew
s

Nikifor uważany jest za jednego z najznakomitszych twórców 
tzw. naiwnych (prymitywistów) na świecie. Urodził się około 
1895 roku. Był Łemkiem po matce, odziedziczył po niej również 

wadę słuchu i wymowy. Wychowany w nędzy, również przez wzgląd na 
ułomności nie odebrał nigdy pełnej edukacji, nauczył się jedynie pisa-
nia drukowanymi literami oraz czytania i podstaw liczenia. Osierocony 
w czasie I Wojny Światowej, funkcjonował na marginesie krynickiej spo-
łeczności jako włóczęga, żebrak, postać kuriozalna. Czuł jednak niesły-
chanie silną więź z tym miejscem, dwukrotnie w ramach akcji „Wisła” 
wywożony w odległy koniec Polski, z uporem wracał do rodzinnego 
miasta. „Matejko z Krynicy” którego sensem życia było malarstwo, wrósł 
w pejzaż uzdrowiskowego deptaku. Krynica była jego światem, a w nim 
najważniejszym miejscem była cerkiew. Miejsce gdzie prowadzała go 

matka, miejsce w którym czuł się niejako bezpiecznie. Bez względu na 
format, jego obrazki mają w sobie pewien ikoniczny monumentalizm, 
wyniesiony z ruskich ikon cerkiewnych, stanowiący pewną eklektyczną 
całość z „pamiątkarską” koncepcją miejskich widoków, portretów i ilu-
stracji wybranych budynków uzdrowiskowej miejscowości. Otoczone 
dekoracyjną bordiurą z wzorkiem i oznaczone wyraźnym podpisem 
kompozycje zamykały i podsumowywały to co widział. Widoki miaste-
czek, w przeważającej większości Krynicy ale też Krakowa czy Warszawy, 
przeplatają się z widokami linii kolejowych, pejzaży, portretami prze-
chodniów…
Bardzo ważną częścią jego prac, pozwalającą nam wniknąć trochę 
w wewnętrzny świat, prawie głuchoniemego artysty są jego autopor-

trety. Bardzo liczne, głównie z lat 30tych, wymownie świadczą o jego 
sposobie postrzegania samego siebie i własnej roli a nawet misji. Nikifor 
Biskup, Nikifor nauczający, zamyślony, wytwornie ubrany, przy sztaludze, 
z gestem błogosławieństwa, często z podpisem „Pamiątka z Krynicy”. 
Swój warsztat nosił przy sobie, farbki, kredki, papierki urzędowe, zuży-
te zeszyty, opakowania czy kartoniki po zapałkach. Ten dobytek wie-
lokrotnie konfi skowano w ramach walki z żebractwem, co było jednak 
daremne. Dla Nikifora bowiem malarstwo było mocą, sensem i celem 
jego istnienia. On zaś był artystą malarzem.
Szacuje się, że Nikifor stworzył kilkadziesiąt tysięcy prac. Pierwszym, któ-
ry rozpoznał w obrazkach krynickiego biedaka wielką sztukę był ukra-
iński malarz Roman Turyn. Mając ponad dwieście jego prac pokazał je 
członkom Komitetu Paryskiego, sztuka ta zachwyciła kapistów, prace te 

włączono do wystawy zbiorowej ekspozycji malarzy lwowskich i przed-
stawicieli École de Paris, przygotowanej przez lwowskie Ukraińskie Mu-
zeum Narodowe w 1932 roku. Autorem pierwszej publikacji na temat 
Nikifora był Jerzy Wolff , który w 1938 roku pisał o nim:
Ze sztuką tą (Nikifora) zetknęliśmy się ja i moi przyjaciele przed paru laty 
w Paryżu, zetknięcie było olśniewające, pamiętam dotąd chwilę, kiedy 
w pracowni Janów Cybisów stanąłem po raz pierwszy wobec tych małych 
akwarelek i (…) dotąd nie ochłonąłem z podziwu. Uderzyła mnie w tych 
pracach niezwykła dojrzałość i (…) odrębność (…). Zamalowano w ciągu 
wieków niezliczoną ilość kawałków płótna i deski, a te kawałeczki papieru 
nie przypominały (…) nic, com widział. (…) Te małe obrazki są proste jak 
natura, jedyność ich polega wyłącznie na tym, że najzupełniej szczerze zo-
baczono rzeczywistość innymi niż wszyscy oczyma. (…) W absolutnej wraż-
liwości Nikifora na barwę, którą porównać można do absolutnego słuchu, 
przeglądają się (…) nasze własne marzenia malarskie (…). Nadal jednak 
nie zyskiwał popularności pozwalającej mu utrzymać się godnie z ma-
larstwa. Dopiero w latach 50tych i 60tych, sytuacja poprawiła się. Byłą to 
głównie zasługa Elżbiety i Andrzeja Banachów, którzy wydali o nim wni-
kliwe publikacje ale także opiekowali się nim i wspierali na co dzień. Do 
popularyzacji sztuki krynickiego prymitywisty bardzo przyczynił się też 
Aleksander Jackowski - wieloletni, niestrudzony badacz twórczości pol-
skich artystów „naiwnych”. Od 1960 aż do śmierci Nikiforem opiekował 
się krynicki artysta malarz Marian Włosiński. Poświęcił dla niego swój 
talent i stworzył mu dobre warunki do pracy i życia, a po śmierci Nikifo-
ra zadbał o zachowanie jego twórczości. Doczekał kilku swoich wystaw, 

indywidualnej krajowej w roku 1949, poprzez szereg zagranicznych, od 
końca lat 50. (Paryż - galeria Diny Vierny), Amsterdam, Bruksela, Liege, 
1959; krytycy porównywali malarza do Celnika-Rousseau), przez lata 60. 
(Haifa, 1960; Wiedeń, Baden-Baden, Frankfurt nad Menem, Hanower, 
1961). Wymienić też trzeba pierwszą i ostatnią retrospektywę: pierwsza 
miała miejsce w 1967 roku w warszawskiej „Zachęcie”, ostatnia - w 2004 
roku w warszawskim Muzeum Etnografi cznym. Natomiast w roku 1995 
w krynickiej willi "Romanówka" otwarto Muzeum Nikifora ( jako oddział 
Muzeum Okręgowego w Nowym Sączu). W latach 60tych pod wpływem 
jego twórczości Edward Dwurnik zmienił styl swojego malarstwa. Niki-
for zmarł w październiku 1968 roku. Świat ponownie przypomniał sobie 
o nim w 2004 roku dzięki fi lmowej ekranizacji biografi i jego postaci „Mój 
Nikifor”.

NIKIFOR KRYNICKI
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NIKIFOR KRYNICKI (1895 – 1968)

KOŚCIÓŁ

akwarela, gwasz, papier, 20 x 15 cm
napis u dołu: KRAKOWAPOWIATSEŁOr

Cena wywoławcza: 2 500 zł l
Estymacja: 4 000 – 5 000 zł

Talizmanami Nikifora były jego obrazki. Dosłownie i w przenośnie, na deptaku Krynicy i we wszystkich 
innych wymiarach przestrzeni i istnienia. Nikifor, czarodziej doskonały, znał siły, którymi władał i moce, 
z którymi walczył. Przeciwnikiem jego była organizacja, każda straż porządkowa prześladująca włóczęgów, 
żebraków, ludzi bez zajęcia. Wobec niej Nikifor musiał się wykazać swoim stanowiskiem, musiał się ujawnić, 
przedstawić. Talizmany swoje nosił więc przy sobie. Ubrany na czarno, w białej koszuli, z czarną krawatką 
i w kapeluszu czarnym, miał przy sobie, pod lewą ręką, kasetę oszkloną ze swoimi obrazkami. Były one jego 
zaklęciem, modlitwą zwróconą do władz niebieskich i ziemskich. Do ziemskich przede wszystkim.

cytat za: Banach A. Nikifor, Wydawnictwo Arkady, Warszawa, 1983, ss. 25-26.

Obrazki powinny być wyraźne, dokładne, wymowne, Nikifor słyszał niewiele, rozmawiał z wielkim trudem, 
oprócz matki nikt go nie rozumiał. Obcy na pewno nie. Nikifor wiedział, że ludzie na ulicy, przechodzący 
obok jego pracowni, nie mają dużo czasu, są zajęci czym innym, że spojrzenie, które rzucają na jego 
obrazek, jest krótkie, roztargnione, nieuważne, Święci do których się zwracał i których malował, także nie 
mają dużo czasu. Muszą wysłuchiwać modlitw wielu biednych ludzi. Stosownie do tego Nikifor malował 
swoje obrazki. 

cytat za: Banach A. Nikifor, Wydawnictwo Arkady, Warszawa, 1983, ss. 25-26.
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NIKIFOR KRYNICKI (1895 – 1968)

PARA PORTRETÓW

akwarela, papier, 8.2 x 7.2 cm; 9.6 x 7.2 cm

Cena wywoławcza: 2 000 zł l
Estymacja: 3 000 – 4 000 zł

44
NIKIFOR KRYNICKI (1895 – 1968)

PARA NA TLE PEJZAŻU MIEJSKIEGO

kredka, papier, 19 x 27.5 cm
napis u dołu: SWINKWSIMIASTO WILLAROWIASEŁO

Cena wywoławcza: 2 500 zł l
Estymacja: 4 000 – 6 000 zł
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CZESŁAW ZAWADZIŃSKI (1878- 1936)

KWIATY 

olej, sklejka, 81 x 130 cm
sygn. p.d.: Zawadziński

Cena wywoławcza: 18 000 zł
Estymacja: 20 000 – 25 000 zł

Studiował w Akademii Sztuk Pięknych w Krakowie (1902-1905) w pra-
cowniach Floriana Cynka i Teodora Axentowicza. Po studiach wyjechał 
na stałe do Francji. Jest jednym z polskich przedstawicieli École de Pa-
ris. Związany był również kręgiem artystów polskich skupionych wokół 
Augusta Zamoyskiego. Należał do Towarzystwa Artystów Polskich w Pa-
ryżu. Po 1914 przez pewien czas współpracował z paryską pracownią 
lalek artystycznych Stefanii Łazarskiej. Od 1909 wystawiał na paryskich 
Salonach Niezależnych i Jesiennym, Salon des Tuileries, oraz w Muzeum 

Sztuk Dekoracyjnych, Galerie Barbasangs, Galerie Montaigne. Był rów-
nież członkiem warszawskiego Towarzystwa Zachęty Sztuk Pięknych 
w Warszawie gdzie między innymi na wystawie indywidualnej w 1922 
roku zaprezentował ponad 40 obrazów: portretów kobiecych (m.in. Olgi 
Boznańskiej), pejzaży z Bretanii, aktów, martwych natur oraz właśnie 
liczne przedstawienia kwiatów – róż, chabrów, cyklamenów, pelargonii, 
petunii, tulipanów, georginii.
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EDWARD KRASIŃSKI (1925 – 2004)

BEZ TYTUŁU, 1956

olej, płótno, 95 x 51 cm
sygn. na odwrociu: R 1956 / EDWARD KRASIŃSKI

Cena wywoławcza: 40 000 zł l
Estymacja: 60 000 – 70 000 zł

Jeden z najważniejszych prekursorów neo-awangardy w Polsce. Po-
chodził z Wołynia. Absolwent krakowskiej szkoły Kunstgewerbeschule 
a następnie ASP. W czasie okupacji związany był ze środowiskiem Dru-
giej Grupy Krakowskiej a od przeprowadzki do Warszawy w latach 50 
tych z kręgiem Galerii Krzywego Koła. Od lat 60tych do końca swojego 
życia współpracował z Galerią Foksal. Krasiński brał udział w pierwszych 
happeningach Tadeusza Kantora: w 1965 roku w Cricotage'u, a w 1967 
w Liście i Panoramicznym Happeningu Morskim, gdzie stojąc we fraku na 
drabince zanurzonej w wodzie, zwrócony twarzą w kierunku linii hory-
zontu dyrygował morskimi falami. Twórczość Edwarda Krasińskiego 
jest bardzo złożona, niemal nieuchwytna, wypływającą z życia samego 

artysty i jego twórczej postawy wobec otaczającego go świata. Krasiń-
ski był niezwykłą osobowością, pełną poczucia humoru i dystansu do 
siebie samego a cechy te pozwalały mu odrealniać rzeczywistość, zmie-
niać funkcję przedmiotów i kwestionować tradycyjne formy w sztuce, 
czego najbardziej charakterystycznym wyrazem jest niebieska taśma 
samoprzylepna (blue scotch), którą od 1970 roku artysta umieszczał na 
swoich pracach na wysokości 130 cm. Prace Edwarda Krasińskiego znaj-
dują się w zbiorach m.in. Centre Georges Pompidou w Paryżu, Muzeum 
Narodowym w Warszawie, Krakowie i we Wrocławiu, w Muzeum Sztuki 
w Łodzi i Galerii Narodowej w Pradze.
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TYMON NIESIOŁOWSKI

Tymon Niesiołowski urodził się 2 października 1882 roku we Lwo-
wie. Ojciec artysty był urzędnikiem w Sejmiku Galicyjskim, z za-
miłowania zaś zapalonym ornitologiem z widocznymi umiejętno-

ściami rysunkowymi. To jednak matka, miłośniczka fi lozofi i i literatury 
wywarła silniejszy wpływ na osobowość artysty. Już w lwowskim gim-
nazjum artysta zainteresował się plastyką. Dalszą naukę kontynuował 
w Oddziale Malarstwa Dekoracyjnego lwowskiej Szkoły Przemysłowej. 
W czasie jego nauki wśród wykładowców byli m.in. Tadeusz Rybkow-
ski. Po uzyskaniu matury w 1900 roku Niesiołowski rozpoczął studia na 
Akademii Sztuk Pięknych w Krakowie. Jego pierwszym nauczycielem był 
Józef Mehoff er. Mehoff er nauczył mnie porządnie rysować. Malowania 
nauczyć się nie można, ale rysunku uczyć się trzeba koniecznie. Mehoff e-
rowi więc zawdzięczam zrozumienie praw warsztatu. Do dziś korzystam 
z jego rad… – pisał artysta. Doskonalił również swoje umiejętności pod 
okiem wykładowcy Teodora Axentowicza, ale za swojego mistrza zawsze 
uznawał Stanisława Wyspiańskiego. Debiut artysty nastąpił w 1903 roku, 
kiedy to w krakowskim Towarzystwie Artystów Polskich Sztuka zapre-

zentował trzy rysunki wybrane właśnie przez Wyspiańskiego. W 1905 
roku Niesiołowski przeprowadził się do Zakopanego. Wiadomo, że 
przyjaźnił się wtedy m.in. z Janem Kasprowiczem, Kazimierzem Prze-
rwą – Tetmajerem, Stanisławem Witkiewiczem i jego synem – Ignacym 
Witkiewiczem. Od tego roku notuje się również silny wpływ jaki na oso-

bowość twórczą artysty wywarł Władysław Ślewiński. To z jego inspiracji 
zainteresował się syntetyzmem. W latach 1906-1908 artysta związał się 
z Grupą Pięciu, powstałą w Krakowie w 1905 roku z inicjatywy Leopolda 
Gottlieba, którą oprócz niego w różnych okresach tworzyli m.in. Vlastmil 
Hofman, Mieczysław Jakimowicz, Jan Rembowski i Witold Wojtkiewicz. 
W 1910 roku artysta swe losy twórcze połączył z Towarzystwem Sztuka 
Podhalańska, a także ze Stowarzyszeniem Kilim, co zaowocowało pięk-
nymi projektami tkanin. W latach 1917 – 1922 należał do Ekspresjoni-
stów Polskich (później Formistów), co skutkowało opowiedzeniem się 
za uproszczoną formą i rytmem oraz za światłocieniem. W 1926 roku 
przeprowadził się do Wilna, gdzie objął stanowisko dyrektora Szkoły 
Rzemiosł Artystycznych, wstąpił też do Wileńskiego Towarzystwa Arty-
stów Plastyków i przeszedł kolejną metamorfozę, skupiając swe zainte-
resowania na kolorze i miękkim modelunku, wydobywając światło, cie-
nie i głębię. W okresie 1940-1941 artysta pełnił funkcję prezesa Związku 
Plastyków Wileńskich. Niestety duża część jego dorobku artystycznego 
została zniszczona w czasie wojny. W 1945 roku artysta zamieszkał w To-
runiu. W latach 1946-1960 kierował Katedrą Malarstwa Sztalugowego 
Sekcji Sztuki na Uniwersytecie Mikołaja Kopernika. W 1958 roku został 
członkiem Grupy Toruńskiej. W 1960 roku reprezentował polską sztukę 
na XXX Biennale w Wenecji. Zmarł w 1965 roku w Toruniu.
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TYMON NIESIOŁOWSKI (1882 – 1965)

AKT NA SZARYM TLE

olej, płótno, 65 x 50 cm
sygn. l.d.: Tymon
na odwrocie: nalepka wywozowa, Kraków 1963

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

LITERATURA:
Tymon Niesiołowski (1882 – 1965), katalog wystawy monografi cznej, Muzeum Okręgowe Toruń, październik – grudzień 2005.
Małgorzata Geron, Tymon Niesiołowski (1882 – 1965). Życie i twórczość, Warszawa 2004.
Barbara Kokoska, Akt w malarstwie polskim, Wydawnictwo Kluszczyński, 2009.

Akt na szarym tle prezentuje powracający w twórczości artysty motyw 
aktu we wnętrzu czy pejzażu. Przedstawiona modelka uwieczniona jest 
na kilku jego pracach (por. Półakt młodej dziewczyny, 1957, olej, płótno, 
73 x 60 cm, Muzeum Częstochowskie; Aukcja DA Agra-Art z 06.11.2005 
Portret fi kcyjny, 1958, olej, płótno, 73 x 60 cm ). W ciągu ponad pięć-
dziesięcioletniej twórczości artystycznej Tymona Niesiołowskiego akt 
był niezmiennie jednym z głównych tematów jego malarstwa. Forma 
obrazów zmieniała się w zależności od wpływów, którym artysta ulegał, 
ale jedno było ponadczasowe – harmonia, ład i dekoracyjność. Z obra-

zu patrzy na nas młoda dziewczyna, anonimowa modelka, ukazana en 
face, w półakcie, na tle ceglastego muru, czy też ściany. Oddziela ją od 
tła widoczny ciemny kontur, podkreślając tym samym perłową karnację 
skóry. Urzeka widza płynąca z obrazu skromność, może lekkie zawsty-
dzenie, przy jednoczesnym oddaniu całego piękna portretowanej w sto-
nowanej, subtelnej formie. Tło, jakby rozbite na drobniejsze elementy 
uwypukla delikatność postaci i zmysłowość przedstawienia. Prezento-
wana praca stanowi niewątpliwie piękny przykład niezwykle ciekawej 
i różnorodnej twórczości artysty.

Obraz dla mnie musi być zamkniętą całością samą w sobie, czy linearnie traktowany, czy 
światłocieniowo. Kompozycja musi być zwarta, a założenie dekoracyjne. – Tymon Niesiołowski
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MAREK WŁODARSKI (HENRYK STRENG) (1903 – 1960)

MARTWA NATURA Z WAGĄ I DZBANKIEM

ołówek, papier kremowo szary, 23 x 18 cm w świetle oprawy
opisany p.d.: Paris 1925

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

Henryk Streng był lwowskim artystom żydowskiego pochodzenia, jed-
nym z głównych przedstawicieli awangardy okresu międzywojennego. 
Studiował w Wolnej Akademii Sztuk Pięknych we Lwowie (1920-24), 
a następnie w Państwowej Szkole Przemysłowej, w pracowni Kazimie-
rza Sichulskiego. W roku 1924 wyjechał do Paryża gdzie przez kilka mie-
sięcy doskonalił się obok Ferdynanda Legera. Członek awangardowej 
grupy Artes (obok m.in. Jerzyego Janischa i Ludwika Lille). Jego losy 
bardzo silnie związane były z II Wojną Światową (Uczestnik Kampanii 
Wrześniowej oraz Powstania Warszawskiego, po którym więziony był 
w obozie Stutthof). Od lat wojennych posługiwał się pseudonimem Ma-
rek Włodarski. Związał się z warszawską Akademią Sztuk Pięknych gdzie 
od 1956 roku był profesorem. Jego indywidualna, eklektyczna sztuka 
oscylowała wokół awangardowych stylów od futuryzmu, formizmu i ku-
bizmu poprzez surrealizm aż do fascynacji prymitywizmem. Jego obra-
zy są gratką dla kolekcjonerów i wzbudzają zainteresowanie nie tylko 
w Polsce. Jego kameralna i liryczna, a także w założeniu antyestetyczna 
twórczość kształtowała się głównie pod wpływem malarstwa Fernanda 
Légera i francuskiego surrealizmu. Ważny wpływ wywarła na niego także 
sztuka krakowskich formistów, którzy jako pierwsi polscy artyści wypo-
wiedzieli walkę z akademizmem i młodopolską stylizacją. Zanim jednak 
Włodarski zetknął się ze sztuką nowoczesną we Francji malował obrazy 
przypominające w poetyce płótna Marca Chagalla. Nigdy go nie poznał, 
ale niezależnie był zafascynowany naiwną sztuką prowincjonalną i jar-
marcznym folklorem. Włodarski bez oporów natomiast przyjął manierę 
Légera. Odpowiadał mu prymitywizm formy, kult przedmiotu, precyzja 
w określaniu jego kształtu, a także niechęć do estetyzowania. Przed woj-
ną we Lwowie wspólnie z Otto Hahnem artyści określili się jako "kon-

struktywiści" i dołączyli swoje prace do wystawy sztuki prymitywów. 
Włodarski malował bowiem cały czas także kompozycje o zdecydowa-
nie naiwnym ujęciu plastycznym. W przedwojennym Lwowie panował 
klimat i poetyka wielonarodowościowego miasteczka, a Włodarski był 
urzeczony jego barwną rzeczywistością. Kopiował dziesiątki szyldów 
o naiwnym charakterze regionalnego malarstwa, malował i rysował 
sceny z muzykantami, tancerzami, manekinami, cyrkowymi magikami, 
piwoszami. Swoje postaci wyposażał w atrybuty tej samej, cyrkowo-od-
pustowej kategorii. Czuć w nich było echo surrealizmu, ale świat poetyc-
ki był jego własny.
W latach 1930. Włodarski nawiązał znajomość z Brunonem Schulzem, 
a ich spotkania i dyskusje pozostawiły w jego twórczości głęboki ślad. 
W obrazach z tego okresu widać charakterystyczny dla Włodarskiego 
sposób malowania: artysta kładł farbę bardzo fakturowo. Powojen-
na twórczość Włodarskiego jest też ściśle związana z Warszawą, gdzie 
od początku zaangażował się w nurt awangardowych przemian. Brał 
udział w działalności Klubu Młodych Artystów i Naukowców, uczest-
niczył w wystawach Sztuki Nowoczesnej. Nastąpiło też wówczas dość 
nieoczekiwane zbliżenie Włodarskiego do koloryzmu. Barwy na jego 
płótnach, przeważnie martwych naturach, stały się jaśniejsze, bardziej 
czyste i dźwięczne. W 1947 roku artysta po raz pierwszy spędził wakacje 
nad morzem, co zaowocowało ciekawym cyklem prac o tematyce ma-
rynistycznej. W latach 1950. Włodarski wrócił do kompozycji fi guralnych 
ale na jego płótnach pojawiały się też prawie abstrakcyjne formy, silnie 
zgeometryzowane Jeszcze później rozmiękczył kontur malując formy 
bardziej biologiczne. W ostatnich latach życia dużą rolę w twórczości 
Włodarskiego odgrywał pejzaż.

Nie miałem nigdy zamiaru malować ładnie. Chciałem malować bezpośrednio, szczerze. Obraz 
staje się ładnym lub brzydkim dopiero potem. Ale to już sprawa innych. – Marek Włodarski 
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MAREK WŁODARSKI (HENRYK STRENG) (1903 – 1960)

KOMPOZYCJA Z TWARZĄ

akwarela, gwasz, papier, 20 x 25.5 (w świetle oprawy)
datowany p.d.: 1933 – 65

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

50
MAREK WŁODARSKI (HENRYK STRENG) (1903 – 1960)

GŁOWA KOBIETY I KWIATY, OK. 1927

olej, gwasz, papier, 31.3 x 38.2 cm

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

PROWENIENCJA:
kolekcja prywatna, Warszawa

WYSTAWIANY:
Marek Włodarski / Henryk Streng (1898-1960). Między centrum a peryferiami, Lwowska Narodowa Galeria Sztuki, Lwów, 2013.
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LECH KUNKA (1920 – 1978)

W PRACOWNI, LATA 50TE XX W.

tech. mieszana, papier, 64.5 x 66 cm (w świetle oprawy)
sygn. p.d.: L. Kunka

Cena wywoławcza: 8 000 zł l
Estymacja: 15 000 – 20 000 zł
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TADEUSZ DOMINIK (1928 – 2014)

KOMPOZYCJA, 1958

olej, płótno, 79.5 x 42.5 cm 
sygn. l.d.: Dominik opisany na odwrocie: 
T.DOMINIK 1958 /OL.PŁ. 79,5 X 42,5 KOMPOZYCJA

Cena wywoławcza: 90 000 zł l
Estymacja: 100 000 – 120 000 zł

REPRODUKOWANY:
Nowe obrazy – Kolekcja Olgi i Wojciecha Fibaków, Warszawa, 2007, s. 25.
Katalog wystawy Dominik odnaleziony. Prace z lat 1952 – 1965. Rysunki, grafi ki, collage, akwarele, malarstwo. 
Galeria Piotra Nowickiego, Warszawa 2005 (kat.64, il.s.102).
Katalog wystawy Tadeusz Dominik. Za oknem jest ogród…, Muzeum Narodowe w Warszawie, Fundacja Polskiej 
Sztuki Nowoczesnej, Warszawa, 2008.

WYSTAWIANY:
Dominik odnaleziony. Prace z lat 1952 – 1965. Rysunki, grafi ki, collage, akwarele, malarstwo. Galeria Piotra 
Nowickiego, Warszawa 2005.
Tadeusz Dominik. Za oknem jest ogród…, Muzeum Narodowe w Warszawie, Fundacja Polskiej Sztuki 
Nowoczesnej, Warszawa, 2008.

W latach 1946-51 studiował malarstwo w Akademii Sztuk Pięknych 
w Warszawie, dyplom uzyskał w 1953 w pracowni prof. Jana Cybisa. 
W 1951 roku rozpoczął pracę od asystenta do profesora zwyczajnego 
(1988). Dwukrotnie był dziekanem Wydziału Malarstwa warszawskiej 
ASP. W 1990 roku odszedł na emeryturę. Początkowo tworzył grafi ki, 
czarno-białe drzeworyty zyskujące wielkie uznanie. Później malarstwo 
stało się jego główną formą wypowiedzi. Początkowo fi guratywne, już 
w latach 50tych zaczęło ulegać mocny uproszczeniom i syntezie, 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 przekazując su-
biektywne odczucie a nie fakty i czyniąc z obrazu autonomiczne dzieło 
oderwane od pierwowzoru.

W latach 50tych i 60tych 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. Zawsze jednak jego malarstwo 
pozostawało w ścisłym powiązaniu z naturą. Tadeusz Dominik należy 
do ścisłego grona klasyków polskiej nowoczesności. Już w pierwszych 
latach powojennych na jego geniusz wskazywał Józef Czapski, rozpo-
znając w nim już wtedy wybitnego kolorystę. Jego prace znajdują się 
w wielu muzeach i kolekcjach, m. in. w Muzeum Narodowym w Warsza-
wie, Krakowie i Poznaniu, w Museum of Modern Art w Nowym Jorku, 
Museo de Bellas Artes w Caracas, Stedelijk Museum w Amsterdamie
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ALFRED LENICA (1899 – 1977)

ZORZA, 1959

olej, płótno, 69 x 85 cm
sygn. d.ś.: Lenica
opisany na odwrocie: A.LENICA / 1959 /WARSZAWA / ZORZA

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

Z malarskiej kuchni wyeliminowałem używane dotychczas tradycyjne narzędzia pracy, po prostu lałem 
farbę bezpośrednio na płaszczyznę płótna, zamiast pędzli używałem papieru, szmat, żyletek i palców. 
Liczyłem na przypadek. – Alfred Lenica, 1955

cytat za: Makowiecki W., Alfred Lenica 1899-1977, Galeria Miejska Arsenał, Poznań 2002, s. 13.

Od 1922 roku Studiował ekonomie polityczną na uniwersytecie poznań-
skim, następnie od 1923 roku uczył się tam w konserwatorium muzycz-
nym. Rysunku i malarstwa zaczął uczyć się prywatnie. Początkowo w la-
tach 30tych malował obrazy fi guratywne, których forma wskazuje na 
fascynację kubizmem, nieco później pojawiają się u niego wpływy surre-
alizmu spotęgowane w okresie okupacji spędzonym w Krakowie. W 1947 
roku wrócił do Poznania gdzie był współzałożycielem grupy 4F+R (farba, 

forma, fantastyka, faktura + realizm). To Alfred Lenica stworzył pierwszy 
w Polskiej sztuce obraz taszystowski Farby w ruchu, 1949. Zrobił to cał-
kowicie niezależnie podczas gdy za oceanem te same ścieżki przecierał 
Jackson Pollock, ubiegając o kilka lat Tadeusza Kantora. Poszukiwania 
te niestety przerwał w okresie socrealizmu, kiedy to tworzył w nurcie ofi -
cjalnej sztuki, działał m.in. w zarządzie poznańskiego ZPAPu. Z końcem 

lat 50 przeniósł się do Warszawy gdzie działał w lokalnym oddziale. Od 
lat 40 współpracował z Grupą Krakowską której członkiem został w 1965 
roku. W drugiej połowie lat50tych ponownie zafascynowany powrócił 
do swoich prekursorskich poszukiwań w obrębie sztuki informiel. Po-
sługiwał się czasem techniką drippingu. To w połączeniu z odczuciem 
sztuki surrealizmu pozwoliło mu około 1958 roku opracować charak-
terystyczny styl, bazujący na wirujących, barwnych plamach, czasem 

obwiedzionych konturem, które dynamicznie wypełniają pola obrazów. 
Niejednokrotnie odczuwa się w nich nawiązanie do form naturalnych 
przez co malarstwo Lenicy często nazywano malarstwem biologicznym. 
Wykonywał je w sposób podobny do tworzenia surrealistycznej dekal-
komanii a z czasem przekształcił go we własną technikę, która stała się 
znakiem rozpoznawczym Lenicy do końca jego życia. 
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JAN BERDYSZAK (ur. 1934)

KOŁO PODWÓJNE V, 1962

olej, płótno, 161 x 121 cm
sygn. i opisany na odwrocie: 1962 J. BERDYSZAK / KOŁO PODWÓJNE V – PIONOWE
na blejtramie nalepka wystawowa Muzeum Narodowego w Poznaniu z 1971 r.

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

PROWENIENCJA:
kolekcja prywatna, Warszawa
Manfred Kluckert Gallery, Niemcy
 
WYSTAWIANY:
Jan Berdyszak, Muzeum Narodowe w Poznaniu, 5.4. – 18.8, 1971.

REPRODUKOWANY:
Smolińska-Byczuk M., Makowiecki W., Pawłowski M., Jan Berdyszak - Prace 1960-2006, 
Galeria Miejska ARSENAŁ w Poznaniu, Poznań, 2006, s.14. 

Jan Berdyszak był rzeźbiarzem, malarzem i teoretykiem sztuki. W latach 
1952-58 studiował rzeźbę w Państwowej Wyższej Szkole Sztuk Plastycz-
nych. W latach 1984–1987 pełnił funkcję prorektora tej uczelni. W la-
tach 1961-1981 zajmował się scenografi ą w Teatrze Marcinek i Teatrze 
5. Artysta jest laureatem m. in. Nagrody im. Jana Cybisa (1978), Krzyża 
Kawalerskiego (1988) i Krzyża Ofi cerskiego Orderu Odrodzenia Polski 
(2001). Otrzymał również Doktorat Honoris Causa Akademii Sztuk Pięk-
nych w Bratysławie (1999). Od początku twórczość artysty skupiała się 

na zagadnieniach przestrzeni. Jego prace łamią wszelkie konwencje 
tradycyjnego warsztatu malarza. Okrągłe blejtramy, wycięcia w płótnie, 
kompozycje wieloczęściowe, kompozycje – obiekty – poszukiwania te 
służyły zobrazowaniu pojęcia otwartości i nieskończoności, konfrontacji 
obrazu z jego otoczeniem. Bez względu na formę jaką przyjmuje dzieło 
wyróżnikiem twórczości Berdyszaka pozostaje analityczna postawa, na-
ukowy charakter i konsekwencja w realizowaniu koncepcji. 

Ta nowa seria, prowadzona aż po rok 1964, oznaczała zerwanie z tradycyjną formą blejtramu. Nie tylko 
w malarstwie temperą i gwaszem na kartonie i tekturze, ale też w malarstwie realizowanym w dużych 
formatach olejem na płótnie, zaczął stosować Berdyszak swobodne wycinanie i zestawiane ze sobą 
formy. Pojawiają się koła, lub kształty zbliżone do kół i półkoli, łączone ze sobą w układach wertykalnych. 
Zbudowanie układami barwnymi ich powierzchni decydowało o wzajemnym stosunku między nimi 
i ogólnym w rezultacie oddziaływaniu kompozycji.
W zależności od dominowania w układzie barwnym: pionów czy poziomów, form agresywnych 
i rozczłonkowanych czy spokojnych, ujednoliconych albo wreszcie zaznaczonych fragmentów półkoli na 
obu powierzchniach zespolonych kół, z domyślnym środkiem na ich styku – koła podwójne odpychały się 
lub przyciągały, płynnie przechodziły w siebie, lub ulegały rozbiciu. W niezliczonych rysunkach kolejnych 
tomów swoich szkicowników, około stu studiach, kolażach, realizacjach w temperze i gwaszu a wreszcie 
w osiemnastu wersjach obrazów olejnych, pracował Berdyszak nad dwoma tematami podstawowymi. 
Pierwszy – stanowił układ, w którym łączył dwie formy kół w sposób tektoniczny przez powtarzalny element 
pionowy, przy czym wiązał je także kolorystycznie. Drugim była destrukcja kół jako formy i ich wzajemne 
rozbicie, mimo konstrukcyjnego zespolenia.

cytat za: Kowalska B., Jan Berdyszak, Wydawnictwo Literackie, Kraków, 1979, s. 37.
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JAN BERDYSZAK (ur. 1934)

KOMPOZYCJA KÓŁ VI, 1966

edycja: 3/15
drzeworyt, papier, 143 x 46.5 cm
sygn. p.d.: BER/DY/SZAK 1966
oraz l.d.: Kompozycja kół VI. drzeworyt

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

PROWENIENCJA:
kolekcja prywatna, Poznań
zakup bezpośrednio od artysty

WYSTAWIANY:
Jan Berdyszak, BWA Arsenał, Poznań 1968.
Jan Berdyszak, malarstwo, rzeźba, grafi ka, Galeria Zachęta, Warszawa 1969.

REPRODUKOWANY:
Kowalska B., Jan Berdyszak, Wydawnictwo Literackie, Kraków, 1979, s. 37.

(…) problem relatywności wszelkich doznań, granic, i jednoczesnych sądów, zamanifestowany już w cyklu 
wczesnych Kompozycji kół, znalazł swoje rozwinięcie i pełnię wymowy u schyłku lat sześćdziesiątych. 
Ów, tak istotny dla artysty, problem względności był zresztą również obecny w cyklu wspomnianych już 
drzeworytów realizowanych przez niego w latach 1965-66. Wydłużonymi formami np. 200 x 90 cm mimo 
woli kojarzą się one z tradycyjnymi japońskimi kakemono czy chińskimi czang, rozwijanymi ze zwojów, 
zaś okładem kół na jednej osi wertykalnej – o czym tu już wspominałam – z jednym z tantrycznych typów 
przedstawień stworzenia wszechświata – sryszti (śrsti). 
Grafi ki te, dzięki różnym nasyceniom i fakturom powierzchni barw, zyskiwały przestrzenność wielu 
planów, ulotność form i złudę ich przepływów. Czerń jest w nich płaska i nieruchoma, płaszczyzny srebra 
– migotliwe, biel staje się pustką, odbita faktura drewna wydaje się ożywiona. W stosunku jednak do tych 
wszystkich elementów układu wycięte puste koła są w swej zmienności najżywsze, każde zdaje się innego 
koloru, innej głębi, innej zawartości treściowej.

cytat za: Kowalska B., Jan Berdyszak, Wydawnictwo Literackie, Kraków, 1979, ss. 36-37.
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TERESA RUDOWICZ (1928 – 1994)

BEZ TYTUŁU, 1959

collage, płótno, 50 x 43.8 cm
sygn. na odwrocie: T. Rudowicz / 1959 r.

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

PROWENIENCJA:
kolekcja prywatna, Poznań
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JAN LEBENSTEIN (1930 – 1999)

W PODZIEMIACH LUWRU, 1969

gwasz, tusz, ołówek, papier, 60.5 x 48 cm
sygn. i dat. p.d.: Lebenstein 69
na odwrociu inskrypcja autorska ołówkiem: "Lebenstein/1969/"Au sous-sol du Louvre"/60 1/2 x 48

Cena wywoławcza: 22 000 zł l
Estymacja: 25 000 – 28 000 zł
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JAN LEBENSTEIN (1930 – 1999)

FIGURA NR 185, 1963

olej, płótno, 79,5 x 81 cm
sygn. l.d.: Lebenstein 63
op. na odwrocie: Lebenstein 185/ Figure no 185/ 1963
na odwrocie papierowe naklejki Societe Auxiliaire des Expositions Palais des Beaux Arts 
w Brukseli, Galerie Lacloche w Paryżu oraz fi rmy transportowej La Continentale Menkes
na odwrocie zniszczona papierowa naklejka Salonu Sprzedaży Dzieł Sztuki przy T.S.P. 
w Krakowie z odręcznym opisem obrazu

Cena wywoławcza: 80 000 zł l
Estymacja: 130 000 – 160 000 zł

PROWENIENCJA:

Galerie Lacloche, Paryż

kolekcja prywatna, Warszawa

WYSTAWIANY:

Galerie Lacloche, Paryż, 1964.

Palais des Beaux – Arts, Bruksela, 1964.

Absolwent warszawskiej ASP (1948-54) w klasie Artura Nachta-Sambor-
skiego należy do grupy najwybitniejszych polskich malarzy i rysowni-
ków. Przełomowym momentem w karierze artystycznej Lebensteina 
było otrzymanie w 1959 roku Grand Prix na I Międzynarodowym Bien-
nale Młodych w Paryżu. Od tego momentu twórczość artysty weszła 
na wielkie międzynarodowe salony zdobywając sobie wielkie uznanie 
krytyków i publiczności, dzięki wydarzeniom takim jak indywidualna 
wystawa w paryskim Muzeum Sztuki Nowoczesnej w 1961 roku. Kolej-
ne pokazy, w Amsterdamie, Nowym Jorku, Rzymie, Oslo czy Berlinie, 
tylko utwierdzały pozycję Lebensteina stawiając go w ścisłej czołówce 
światowego malarstwa. Jego twórczość jest trudna do zdefi  niowania. 
Z jednej strony jawi się jako oryginalna odmiana malarstwa fi guratyw-
nego, z drugiej zaś przemawia bogatym językiem abstrakcyjnym, który 
bliski jest surrealizmowi. Obrazy Lebensteina to poetyckie transpozycje 
fi gury ludzkiej, ekspresyjne postaci zwierzęce, w których przebrzmiewa 
fascynacja reliktami archaicznych kultur.
Oferowana praca, Figura nr 185 z 1963 roku, należy do serii Bestiarium, 
która zdominowała twórczość Lebensteina w pierwszej połowie lat 60 
a dokładniej w latach 1963-65. Obrazy z tego cyklu pokazywane były na 
wystawach indywidualnych artysty w całej Europie, m.in. w Galerii Profi -

li w Mediolanie, Galleria l'Obelisco w Rzymie czy w Palais des Beaux-Arts 
w Brukseli oraz paryskiej Galerie Lacloche. Pojawienie się cyklu Bestia-
rium to metamorfoza jakiej uległa twórczość Lebensteina w 1963 roku. 
Formy zwierzęce w układzie horyzontalnym zastąpiły temat wertykalnej 
fi gury ludzkiej, który towarzyszył artyście od 1954 roku. Płótna charakte-
ryzują się gruboziarnistą, mięsistą masą malarską, głównymi bohatera-
mi są w nich zwierzęta. Przejście od formy antropoidalnej do zwierzęcej 
przejawia się w cyklu Bestiarium poprzez zabieg zagęszczenia farby, 
nadaniu płaszczyźnie fakturowości. W obrazach tych nie ma narracji, 
nie ma nic co odwracałoby uwagę widza od postaci samego zwierzę-
cia – jego stwardniałej skóry, mięśni i kręgów. Figura nr 185 fascynuje 
bogactwem faktury mitycznego zwierzęcia – bestii. Całość kompozycji 
w płaskim, niemalże symetrycznym, ułożeniu zwierzęcia, reliefowości 
powierzchni i kolorystyce daje nieodparte wrażenie obcowania z wy-
cinkiem paleontologicznego wykopaliska. Wpisana w formę okręgu be-
stia znajduje swe analogie w Figurze 195 z tegoż samego 1963 roku czy 

kompozycji Garbus z 1965 roku. Oferowana praca, dwukrotnie pokazy-
wana na europejskich wystawach indywidualnych Lebensteina stanowi 
reprezentacyjny przykład dojrzałych poszukiwań artysty cenionego już 
wówczas na arenie międzynarodowej za swój niepowtarzalny styl. 

Olśnieniem było odkrycie galerii paleontologii w Jardin del Plantes, która z kolei była dla mnie 
większym panteonem aniżeli Panteon obok. Bo to był panteon w zasadzie wszystkich starszych 
braci, całego rodzaju stworzeń, łącznie z nami. Zacząłem malować „zwierzęta” … Nastąpiło tu 
właściwie połącznie świata zwierzęcego z ludzkim… Właściwie są to anegdoty, opowiadane 
własnym językiem, a czasem i bełkotem. – Jan Lebenstein



144 / AUKCJA DZIEŁ SZTUKI 145/

59
TADEUSZ BRZOZOWSKI (1918 – 1987)

HUNCWOTY, 1966

olej, płótno, 150 x 118 cm
sygn. na odwrociu: t. Brzozowski 1966
oraz na blejtramie: T. BRZOZOWSKI / "HUNCWOTY" 1966 / 151 x 119

Cena wywoławcza: 300 000 zł l
Estymacja: 400 000 – 500 000 zł

(…) chciałbym malować stale z takim napięciem, jakie istnieje wówczas, gdy człowiek przeżywa 
najsilniejszą rozpacz czy radość – gdy umiera, gdy kocha, gdy rodzi się nowe życie 
(…) W obrazach pokazuję kalekich ludzi, kalekie uczucia, pokazuję to, co szare, zwyczajne. Bo sztuka to nie 
kontmplacja piękna, lecz przeżywanie ludzkich spraw. – Tadeusz Brzozowski

Tadeusz Brzozowski urodził się w 1918 roku we Lwowie. Po studiach 
w okupacyjnej Kunstgewerbeschule obronił dyplom w krakowskiej ASP. 
Wspólpracował z teatrem podziemnym Tadeusza Kantora, również jako 
aktor. Należał do Grupy Krakowskiej.
Należał także do międzynarodowego ugrupowania Phases, skupia-
jącego twórców zainteresowanych malarstwem inspirowanym surre-
alizmem oraz abstrakcją niegeometryczną, liryczną. Był również od-
danym pedagogiem. Pracował na Politechnice Krakowskiej, w Liceum 
Plastycznym w Zakopanem, poznańskiej PWSSP i krakowskiej ASP. 
Otrzymał wiele nagród i odznaczeń państwowych oraz m. in. nagrodę 
Fundacji im. Alfreda Jurzykowskiego (1983). Wśród retrospektyw artysty 
za jego życia wymienić należy wystawę w Muzeum Narodowym w Po-
znaniu (1974) i wystawę rysunków w Muzeum Okręgowym w Radomiu 
(1986). Wielka wystawa pośmiertna eksponowana była w Muzeum Na-
rodowym w Warszawie, a następnie w muzeach w Zakopanem, Wrocła-
wiu i Krakowie w latach 1997-1998. 
Tadeusz Brzozowski był niezwykle barwną postacią ówczesnego świata 
artystycznego. W odróżnieniu od chociażby Tadeusza Kantora, traktu-

jącego swoją twórczość niezwykle poważnie, Brzozowski miał niezwy-
kły dystans do siebie i do swojej artystycznej działalności. Przy całej 
powadze podejmowanych przez siebie tematów ujętych w specyfi czną 
symbolikę zachował jako człowiek niezwykłą dozę dowcipu i autoironii, 
czemu dawał wyraz chociażby w tytułach swoich dzieł, pełnych weso-
łych skojarzeń i gier słownych. 
Już w latach pięćdziesiątych jego twórczość nabrała indywidulanego 
charakteru. Poprzez perfekcyjny warsztat ilustrował tajemnicze kom-
pozycje, emanujące metaforą. Stosował głębokie, pełne blasku kolo-
ry, kontrastujące z ciemnymi, mrocznymi plamami oraz ruchliwe linie 
tworzące jakby układ nerwowy kompozycji. Artystę interesował jednak 
przede wszystkim człowiek i to człowiek w swoim kalekim wydaniu, do-
prowadzony czasami na skraj wyczerpania i przez to obnażony w swoim 
istnieniu. Stąd jego obrazy są pełne emocji i dramatów, przedstawione 
„przedmioty” zaś rozdarte, rozczłonkowane, pokazane w trakcie prze-
żywanego właśnie dramatu. Należy zwrócić jednocześnie uwagę na 
niebagatelny warsztat artysty. Kolor i faktura tworzyły jedyne w swoim 
rodzaju malarstwo abstrakcyjne, gdzie mówić mógł sam warsztat. 
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Jan Tarasin w
 sw

ojej pracow
ni – fot. Forum

Studiowała malarstwo i techniki ścienne w poznańskiej PWSSP 
u Taranczewskiego, dyplom obroniła 1 951 roku, po czym pra-
cowała w gdańskiej PWSSP. W 1964 przeniosła się do Warszawy, 

w latach następnych pracowała jako wykładowca również na łódzkiej 
i warszawskiej akademii zyskując w 1988 roku tytuł profesora zwyczaj-
nego. Od lat 50tych brała udział w wielu ważnych wystawach artystycz-
nych m.in.: Przeciw wojnie, przeciw faszyzmowi (Warszawa, Arsenał, 
1955), Biennale Młodych w Paryżu (1959), w Galerie Charpentier (1963), 
jej prace włączono w wystawę La Nuova Figurazione w Palazzo Strozzi 
we Florencji. W latach 1963-66 na salonach de Mai w Paryżu. Jej obrazy 
znajdują się w wielu kolekcjach w kraju i za granicą. Podróżując zapo-
znała się z bezpośrednio ze sztuką światową jednak od początku swojej 
twórczości jest malarską fi guratywną. Na tle sztuki szybko wyróżnia się 
i wypracowuje autonomiczny język wypowiedzi. Od 1958 roku pracuje 

z Piotrem Potworowskim. W malarstwie Pągowskiej można wyróżnić 
kilkuletnie etapy. Do lat 60tych malowała cykl Dni, do 1975 roku po-
wstawały Monohromaty, a później cykl Figury magiczne, nasycona ko-
lorem kontynuacja Monochromatów, w którym postać ludzka zjawia się 
w nienazwanej do końca przestrzeni, pozwalającej się różnie interpre-
tować. Dla niej samej jest to najczęściej pejzaż nadmorski, plaże, puste 
przestrzenie. Do 1995 roku maluje obrazy o dużych formatach, chętnie 
używa niegruntowanych płócien. Maluje również obrazy o niewielkich 
rozmiarach, rozwiązując w nich inne tematy: jeden owoc, jedno zwierze, 
jeden przedmiot – jeden znak. Choć wystawiała z innymi ugrupowania-
mi, to całe życie pracowała sama nie związawszy się z żadnym z nich. 
Koncepcje powstają na obrazie, często opatrzone korektą, co artystka 
nazywa „trafnym błędem”.

TERESA PĄGOWSKA

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



148 / AUKCJA DZIEŁ SZTUKI 149/

60
TERESA PĄGOWSKA (1926 – 2007)

MONOCHROMAT DWA CZARNE, 1978

olej, płótno, 140 x 130 cm
sygn. p.d.: monogramem artysty: TP
opisany na odwrociu: TERESA PĄGOWSKA 1978/MONOCHROMAT/DWA CZARNE/130 x 140

Cena wywoławcza: 90 000 zł l
Estymacja: 110 000 – 140 000 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.

Bogusła Deptuła, cytat za: Teresa Pągowska, Warszawa 2001, s. 11. 
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TERESA PĄGOWSKA (1926 – 2007)

WSPOMNIENIA GRECKIE

olej, collage, płótno, 74 x 116 cm
na odwrocie potwierdzenie autentyczności Filipa Pągowskiego-syna artystki
oraz nalepka CBWA Oddział Gdańsk w Sopocie z roku 1958/9

Cena wywoławcza: 60 000 zł l
Estymacja: 70 000 – 90 000 zł

W abstrakcji spontanicznej (…), odnalazła bowiem na powrót możliwość wprowadzenia na płótno postaci 
ludzkiej (raczej sugerowanej, nigdy dosłownie zobrazowanej), nowoczesnej narracji, a wraz z nimi świata 
emocji i psychologicznych napięć, egzystencjalnych dramatów i poetyckich ich interpretacji. Zbiegło się to 
w czasie z narodzinami tzw. nowej fi guracji w sztuce europejskiej, ale w żadnym razie nie było jej prostym 
odbiciem ani lokalnym wariantem.

cytat za: Ratajczak M., Teresa Pągowska – Obrazy z lat 1960/1970, Muzeum Narodowe w Poznaniu, 2003. 



152 / AUKCJA DZIEŁ SZTUKI 153/

62

MAGDALENA ABAKANOWICZ (ur. 1930)

POSTAĆ STOJĄCA, 1998 

brąz, wys. 170 cm, szer. 54 cm
sygn. na odwrocie monogramem artystki oraz datowana '98

Cena wywoławcza: 150 000 zł l
Estymacja: 200 000 – 250 000 zł

W grupach, które tworzę, nie ma dwóch postaci jednakowych. Gromada ludzi, ptaków, 
owadów, garść liści – to tajemniczy zbiór wariantów pewnego wzoru. Zagadka działania 
natury nieznoszacej dokładnych powtórzeń czy nie mogącej ich dokonać, podobnie jak ręka 
człowieka nie potrafi  powtórzyć własnego gestu.

wywiad z Magdaleną Abakanowicz, 
Polscy artyści w sztuce świata. Rozmowy Elżbiety Dzikowskiej, Rosikon Press, 2005

Magdalena Abakanowicz urodziła się w Falentach koło Warszawy 
w 1930 roku. Jest bodaj najsłynniejszą powojenną rzeźbiarką polską, 
zaliczaną również do grona największych twórców światowych XX wie-
ku. Studiowała w PWSSP w Gdańsku oraz w ASP w Krakowie. W latach 
1965 – 1990 kierowała Pracownią Gobelinu w poznańskiej PWSSP. 
W 1965 roku zdobyła Złoty Medal na II Międzynarodowym Biennale Tka-
niny w Lozannie. Początkowo malowała monumentalne gwasze i two-
rzyła wilekowymiarowe miękkie rzeźby zwane Abakanami. W latach 
siedemdziesiątych jej twórczość zaczęła podlegać zmianom. Pojawiły 
sie kompozycje fi guralne, najpierw z płótna i żywic, następnie z brązu, 
aluminium, żeliwa i stali, ustawiane często w krajobrazie (grupy Tłum, 
Katharsis, Negev – 7 kolosalnych kamiennych kół w parku Israel Mu-
seum w Jerozolimie, Hurma oraz Nierozpoznani – grupa stu dwunastu 
postaci wykonanych z żeliwa, powstałych w 2002 roku, znajdująca sie 
w poznańskim parku na Cytadeli ). Dziś ogólna liczba fi gur przekroczyła 
już liczbę tysiąc pięćset. Pogrążam się w tłumie, jak ziarnko w sypkim pia-
sku. zatracam siebie wśród anonimowości spojrzeń, ruchów, odorów, we 
współnym pochłanianiu powietrza, pulsowaniu soków pod skórą. Staję 
się komórką tego bezbrzeżnego organizmu, należę do innych osobników, 
komórek już pozbawionych wyrazu, już wtopionych w siebie nawzajem. 

Niszcząc się wzajemnie odnawiamy się, nienawidząc – stymulujemy jedni 
drugich. Podobni układem kostnym, budową mózgu, wrażliwością skóry. 
Skłonni do rozczuleń i dobroci zmieniającej sie w potrzebę mordu, zapeł-
niamy planetę. – pisała artystka w 1993 roku. 
W późnych latach 80-tych powstała jedna z najciekawszych prac artyst-
ki – Gry wojenne – monumentalne konstrukcje wykonane z olbrzymich 
pni starych drzew, oczyszczonych z gałęzi i okorowanych, częściowo 
obandażowanych kawałkami szmat, ujęte w stalowe obręcze. W 1991 
roku dla dzielnicy Defence w Paryżu artystka zaprojektowała Architektu-
rę arborelaną w postaci domów o kształcie potężnych drzew, obrośnię-
tych roślinnością. Była to bardzo innowacyjna propozycja ożywienia 
suchej geometrii w nowoczesnej urbanistyce.
Tłumacząc znaczenie swoich prac artystka wielokrotnie podkreślała, ze 
interesuje ją przede wszystkim człowiek w pełnym wymiarze, a jej sztu-
ka jest po prostu uniwersalną opowieścią o kondycji ludzkiej. Wystawia-
ła w muzeach całego świata (Korea 1980, Włochy 1985, Izrael 1987, USA 
1991, Chicago 2005). Jest laureatką siedmiu doktoratów honoris causa 
i licznych odznaczeń: m.in. Polonia Restituta z Gwiazdą, Krzyż Koman-
dorski Orderu Sztuki i Literatury we Francji. 
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KAJETAN SOSNOWSKI (1913 – 1987)

M 75, Z CYKLU METALEPSEIS, 1972-82

tech. własna, płótno lniane, 92 x 92 cm
sygn. na zagięciu płótna: Kajetan "METALEPSEIS" M75 (…) 
92 x 92 / KAJETAN SOSNOWSKI WARSZAWA

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

PROWENIENCJA:
kolekcja prywatna, Warszawa
Galeria Program, Warszawa

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 roz-
prowadzoną dłonią, zdawała się promieniować blaskiem. Dalsze poszu-
kiwania w tym obszarze zaowocowały pracami z cyklów Poliptyki (1965), 
obrazami chemicznymi – Metalepseis (1972-1982). Pewnym wyjątkiem 
od tych rozważań były obrazy szyte, monochromatyczne kompozycje 
z pozszywanych kawałków płótna Katalipomena (1975), z których nie-
które mają wręcz dodatkowy wydźwięk rękodzieła. W latach 80tych po-
wstał też cykl obrazów czarnych z odniesieniem do martyrologii ojczy-
zny, oraz cykl obrazów z motywem krzyża – Interwencje (1981).
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JAN ZIEMSKI (1920 – 1988)

INTERFERENCJE, 1974

tech. własna, płyta, 47 x 55 cm
sygn. na odwrocie: JAN ZIEMSKI / 1974 r.

Cena wywoławcza: 30 000 zł l
Estymacja: 35 000 – 45 000 zł

Był współzałożycielem lubelskiej grupy artystycznej Zamek działającej 
w latach 1956–1959. Brał udział w inicjatywach agażujących 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 neo-konstruktywistycznego. Swe prace prezentował 
na Plenerach Koszalińskich w Osiekach (1965, 1970-1973), I Biennale 
Form Przestrzennych w Elblągu (1965). Uczestniczył w sympozjach 
“Złotego Grona” w Zielonej Górze (1969, 1971, 1975), Sympozjum Arty-
stów i Naukowców w Puławach i Sympozjum “Wrocław ‘70”. Twórczość 
Jana Ziemskiego, którego śmiało można zaliczyć do grona wybitnych 
polskich konstruktywistów, zdobywa coraz większe uznanie wśród ko-
lekcjonerów. 
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WOJCIECH FANGOR (1922 – 2015)

B 101, 1966

olej, płotno, 100 x 100 cm
sygn. na odwrocie: FANGOR/B101/1966

Cena wywoławcza: 500 000 zł l
Estymacja: 800 000 – 1 200 000 zł

Absolwent Akademii Sztuk Pięknych w Warszawie, bezsprzecznie należy 
do grona największych klasyków współczesności, którzy swoją twórczo-
ścią nadali kształt całej polskiej sztuce okresu powojennego. Jest w czo-
łówce najbardziej rozpoznawalnych polskich artystów, którego obrazy 
podbijają nie tylko rodzimy ale i światowy rynek sztuki. Początkowo 
Fangora fascynował kubizm. W okresie socrealizmu namalował obraz 
Matka Koreanka, jedno ze sztandarowych dzieł tego kierunku, a także 
stworzył wiele plakatów. W drugiej połowie lat 50. zwrócił się ku sztuce 
abstrakcyjnej. Jego twórczość zdominowana została przez problema-
tykę 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 przełomowym momentem w karierze artysty. Przy wej-
ściu na wystawę Wojciech Fangor zamieścił krótkie wyjaśnienie: „Ce-
lem tej wystawy jest przekazanie zależności przestrzennych pomiędzy 

obrazami. Nie interesuje mnie, co zachodzi w indywidualnym obrazie, 
lecz co zachodzi pomiędzy obrazami. Obrazy stają się anonimowymi 
elementami zespołu, który rozpoczyna nowe życie i spełnia się w prze-
strzeni rzeczywistej. Odbiorca przez wybór drogi i czasu staje się auto-
matycznie współtwórcą dzieła”. Na pierwszą połowę lat 70. przypada 
okres kontynuacji badań nad problematyką iluzji przestrzeni. Powstają 
wielkoformatowe płótna, w dużej części oparte na motywie fali. W 1970 
roku Wojciech Fangor otworzył swoją indywidualną wystawę w Mu-

zeum Guggenheima w Nowym Jorku. Było to wydarzenie przełomowe 
w życiu twórczym artysty. Mający już wówczas duże doświadczenie ar-
tystyczne 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 odpowied-
niego poszukiwanego przez Fangora wydźwięku. 

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, 15 luty, 1970, s. 103. 



162 / AUKCJA DZIEŁ SZTUKI 163/

66
RYSZARD WINIARSKI (1936 – 2006)

PRZYPADEK W GRZE 7 X 7, 1999

akryl, ołówek, płótno, 50 x 50 cm
sygn. i opisany na odwrocie: przypadek w grze 7x7 / 
winiarski'99

Cena wywoławcza: 35 000 zł l
Estymacja: 40 000 – 60 000 zł

Ryszard Winiarski, absolwent Wydziału Mechaniki Precyzyjnej Poli-
techniki Warszawskiej uczęszczał jako wolny słuchacz do pracowni 
malarstwa warszawskiej ASP. Należy do grona najwybitniejszych repre-
zentantów nurtu abstrakcji geometrycznej wywodzącej się z tradycji 
konstruktywizmu. Zgodnie z założeniami programu, od 1965 roku bu-
dował swe obrazy w oparciu o stały moduł – kwadrat pokryty czarną 

lub białą farbą. Ułożenie kwadratów i ich kolor jest przypadkiem uza-
leżnionym od rzuconej kostki do gry lub układu losowego. Dla Winiar-
skiego celem nie jest obraz sam w sobie, ani jego estetyka, bardziej 
interesuje go sam proces twórczy sterowany rządzący się prawami gry. 
W tym sensie wyprzedzał artysta swój czas, wprowadzając do swoich 
prac elementy konceptualizmu. Stąd też Winiarski nie używał terminu 
„obraz”, ale „obszar” lub „próby wizualnej reprezentacji układów staty-
stycznych”. Intencją artysty – jak pisze Bożena Kowalska – było odrzuce-

nie przestarzałych norm tradycyjnej estetyki, wszelkich obowiązujących 
dotąd i nauczanych w szkołach zasad dotyczących malarstwa, łącznie 
z regułami budowy kompozycji czy rozwiązań kolorystycznych i świa-
tłocieniowych. Winiarski zanegował samą ideę obrazu jako dzieła sztuki 
kształtowanego świadomie przez artystę i noszącego cechy jego twór-
czej indywidualności. Dążeniem malarza było stworze nie sztuki bez-

osobowej, wyzbytej z wszelkiej emocji; sztuki, której nie da się ocenić 
z punktu widzenia wartości estetycznych, ale której sens można wyja-
śnić racjonalnie, logicznie i precyzyjnie. (Ryszard Winiarski. Prace z lat 
1973-1974, Polski Dom Aukcyjny „Sztuka”, Kraków 2002, s. 8-9). Prace 
Ryszarda Winiarskiego wchodzą w skład kolekcji takich instytucji jak 
Muzeum Sztuki w Łodzi, Muzeum Narodowe w Warszawie, Wrocławiu, 
Krakowie i Poznani, w kolekcji McCeory w Nowym Jorku, w Muzeum 
Sztuki Nowoczesnej w New Delhi i wielu kolekcjach prywatnych. 

Zadanie, jakie sobie postawił, można by sformułować następująco: zaprogramować obraz tak aby jego 
struktura była absolutnie sprawdzalna, wyłączała ekspresję osobistą oraz omylną odpowiedź odbiorców, 
dała się ująć w relacjach liczbowych, przekazywała informację, która jest w miarę założonego zadania 
ścisła”. – Stefan Morawski

cytat za: Grabski J., Ryszard Winiarski – Prace z lat 1973-1974, 
Polski Dom Aukcyjny „Sztuka”, Kraków, 2002, s. 20. 
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LEON TARASEWICZ (ur. 1957)

BEZ TYTUŁU, 1991

(kwadryptyk) olej, płótno, 170 x 520 cm (130 x 170 cm każda)
sygn. na odwrocie: L. Tarasewicz 1991. (każda)
na odwrocie nalepka Galerii Nordenhake w Sztokholmie

Cena wywoławcza: 250 000 zł l
Estymacja: 300 000 – 400 000 zł

PROWENIENCJA:
kolekcja prywatna, Warszawa
kolekcja prywatna, Szwecja
Galeria Nordenhake, Sztokholm

eden 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 podstawowe, 
czasem kontrasty barw dopełniających. Oferowany tryptyk, doskonały 
w swym wyrazie umożliwia widzowi szczególne przeżycie koloru i prze-
strzeni. Monumentalna instalacja wpisuje się do grupy najlepszych dzieł 
tego niezwykłego artysty, który zwykł mawiać: „Moim marzeniem jest, 
by obrazy przejęły kontrolę nad odbiorcą w taki sposób, by jego otocze-
nie przestawało istnieć, wtedy obraz, nieograniczony żadnymi ramami, 

mógłby się bez przeszkód rozrastać, wciągając odbiorcę." Od 1996 roku 
Tarasewicz prowadzi Gościnną Pracownię Malarstwa na ASP w War-
szawie, związany jest z Galerią Foksal, Galerią Białą w Lublinie oraz 
z berlińską Galerie Nordenhake. Tarasewicz brał udział między innymi 
w Biennale w Sao Paulo w roku 1987 i w APERTO '88 w ramach wenec-
kiego Biennale. Wielokrotnie uczestniczył w zbiorowych prezentacjach 
sztuki polskiej za granicą, m.in.: z Andrzejem Szewczykiem i Krzyszto-
fem M. Bednarskim (Berlin, 1989), z Karolem Broniatowskim, Edwardem 
Dwurnikiem, Izabellą Gutowską i Jerzym Kaliną (Luksemburg, 1992). 
Jego wystawy indywidualne odbyły się w Springer & Winckler Galerie 
w Berlinie (1998, 2001) i we Frankfurcie nad Menem (1992, 1996), w Ga-
lerie Nordenhake w Sztokholmie (1989, 1991, 1993, 2001), w Galleria del 
Cavallino w Wenecji (1986, 1989, 2001). 

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, cyt. za: Kisielewski A., Cały czas chodzi o malarstwo, Galeria Arsenał, katalog 1995
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LEON TARASEWICZ (ur. 1957)

KOMPOZYCJA, 2000

olej, płótno, 50 x 50 cm 
sygn. na odwrocie: L.Tarasewicz/2000/50 x 50

Cena wywoławcza: 30 000 zł l
Estymacja: 40 000 – 45 000 zł
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JERZY KAŁUCKI (ur. 1931)

TWICE, 2001

olej, płótno, 140 x 110 cm
sygn. i opisany na odwrocie: Jerzy Kałucki 2001 / "TWICE"

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

PROWENIENCJA:
kolekcja prywatna, Warszawa
Andzelm Gallery, Lublin

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.
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Victor Vasarely - fot. Roger Viollet/East N
ew

s

Victor Vasarely urodził sie w 1906 roku na Węgrzech. Uznawany jest 
za protoplastę, "dziadka" sztuki op-artu. Najważniejsze znacze-
nie dla jego przyszłej drogi twórczej miały studia w warsztatach 

Műhely w Budapeszcie – szkole wzorującej się na zasadach Bauhau-
su. W 1930 roku Vasarely opuścił Węgry i osiadł w Paryżu. Już podczas 
wczesnych projektów tkanin i druków reklamowych, czym zajmował sie 
na początku swojej drogi twórczej, artysta starał sie wywołać w widzu 
najprzeróżniejsze efekety wizualne, a przede wszystkim zmylić jego oko 
różnymi fortelami optycznymi. Obserwując przyrodę i otaczającą rzeczy-
wistość powtarzał rytm form wprowadzając je w geometryczny schemat 
kompozycji. Liczne próby i doświadczenia z wizualnością owocują kolej-

nymi etapami jego twórczości : Dentfert i Gordes, których jednak punk-
tem wspólnym jest praca z uzyskaniem efektu złudzenia w oglądanym 
obrazie. Przełomowym dziełem Vasarelyego jest cykl obrazów stworzo-
nych w latach 1952 – 1958 Homege to Malevich, w którym kwadrat Ma-
lewicza jawi sie oczom widza w ruchu. Od tej pory powierzchnia obrazu 
u Vasarelego zawsze wchodzi w interakcje z oglądającym, pozostając 
tak naprawdę statyczną. Pośród licznych inspiracji artysty na szczególne 
miejsce zasługuje fascynacja kosmosem. Od lat 60-tych artysta nazywał 
swoje prace folklorem planetarnym, co potwierdzać miały tytuły prac, 
jakie im nadawał. Prezentowana praca jest sztandarowym przykładem 
jego twórczości z wszelkimi założeniami jego przesłania artystycznego.

VICTOR VASARELY
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VICTOR VASARELY (1906 – 1997)

VEGA-ORION, 1971

akryl, płótno, 100 x 100 cm
sygn. ś.d.: Vasarely
opisany na odwrociu: VASARELY- | "VEGA – ORION" | 100 x 100 | 1971 | Vasarely'

Cena wywoławcza: 490 000 zł l
Estymacja: 550 000 – 650 000 zł

PROWENIENCJA:
kolekcja prywatna, Warszawa
dom Aukcyjny Desa, Warszawa
dom Aukcyjny Sotheby’s, Nowy Jork

WYSTAWIANY:
Victor Vasarely: Op Star, S|2 Sotheby's Contemporary Art Gallery, Nowy Jork, 3.05 – 13.09.2014.
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WŁODZIMIERZ PAWLAK (ur. 1957)

DZIENNIK 137, 2011

olej, płótno, 50 x 40 cm
sygn. i opisany na odwrocie: WŁODZIMIERZ PAWLAK/DZIENNIK 137/50 x 40/2011

Cena wywoławcza: 18 000 zł l
Estymacja: 25 000 – 35 000 zł
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EDWARD DWURNIK (ur. 1943)

ABSTRAKCJA 1431, 2005

technika mieszana, karton, 60 x 78.5 cm
na odwrocie notatki z opisem pracy oraz dwie pieczęcie autorskie

Cena wywoławcza: 6 000 zł l
Estymacja: 7 000 – 9 000 zł

73
EDWARD DWURNIK (ur. 1943)

ABSTRAKCJA NR 1462, 2005

technika mieszana, karton, 56 x 75 cm
sygn. na odwrocie: E.DWURNIK/5 -7.03.2005 oraz NR 1462

Cena wywoławcza: 6 000 zł l
Estymacja: 7 000 – 9 000 zł
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EDWARD DWURNIK (ur. 1943)

EUROPA, 2000

olej, płótno, 220 x 200 cm 
sygn. p.d.: EUROPA/E.Dwurnik
opisany na odwrocie: 2000/E.DWURNIK/EUROPA/XXIII-71/2597

Cena wywoławcza: 50 000 zł l
Estymacja: 70 000 – 80 000 zł
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JERZY DUDA GRACZ (1941 – 2004)

TRYPTYK ŁÓDZKI – QUO VADIS HOMINE, 1972

olej, płótno, 120 x 100 cm
u dołu napis autorski: QUO VADIS HOMINE?
na odwrocie: napis: XX | Katowice, oraz trzy nalepki: dwie autorskie 
oraz nalepka drukowana: Szczecin 1974 Dzieło | eksponowane | na | VII 
Festiwalu | Polskiego | Malarstwa Współczesnego 

Cena wywoławcza: 80 000 zł l
Estymacja: 100 000 – 120 000 zł

WYSTAWIANY:
VII Festiwal Polskiego Malarstwa Współczesnego, Szczecin, lipiec – wrzesień 1974.

Jerzy Duda-Gracz urodził się 20 marca 1941 roku w Częstochowie. Zdo-
był dyplom na Wydziale Grafi ki krakowskiej Akademii Sztuk Pięknych. 
Później pracował jako wykładowca w fi lii ASP w Katowicach. Zajęcia 
prowadził również w Europejskiej Akademii Sztuk w Warszawie. Do 
końca życia piastował stanowisko profesora na Uniwersytecie Śląskim 
w Katowicach. Był nie tylko malarzem i pedagogiem, ale również rysow-
nikiem, grafi kiem i scenografem. Przygotowywał oprawę plastyczną dla 
takich spektakli, jak Gra o Każdym, Pokusa, Don Giovanni, czy też przed-
stawienia „Kaligula” w reżyserii córki – Agaty. Artysta brał także udział 
w ogromnej liczbie wystaw, zarówno krajowych, jak i zagranicznych. 
Wśród ważniejszych ekspozycji prac Dudy-Gracza wymienić warto: Po-
laków portret własny (Kraków), Życie Ludzi – Los Ziemi (Warszawa), a tak-
że 41 Międzynarodowe Biennale Sztuki w Wenecji, 20 i 21 Targi Sztuki 
w Kolonii oraz Wystawę Światową EXPO w Sewilli. Za swoją działalność 
artystyczną malarz otrzymał wiele odznaczeń oraz wyróżnień, spośród 
których wspomnieć należy choćby o Krzyżu Wielkim Orderu Odrodze-
nia Polski oraz Nagrodzie Krytyków im. C. K. Norwida. Zmarł niespodzie-
wanie na atak serca 5 listopada 2004 roku. Niecodzienna, tak bardzo 
odróżniająca się od wszystkiego sztuka Jerzego Dudy-Gracza stawia go 

na czele najwnikliwszych obserwatorów Polski, na którą, jak mówił był 
chory. Większość prac Jerzego Dudy-Gracza to autoportrety lub portre-
ty, które przedstawiają różne typy Polaków. Robotnicy nienawykli do 
ciężkiej pracy, leniwe kobiety o monstrualnych kształtach, stare dewot-
ki o surowym spojrzeniu, upiorne staruszki, kościelni purpuraci, senni 
prowincjusze, prowincjonalne drobnomieszczańskie domy z ogród-
kiem, liryczni kochankowie. Długo by wymieniać postaci ze świata 
Dudy – Gracza. Wszystkie je na swój sposób znamy i to właśnie my na 
swój sposób najlepiej rozumiemy. Polski widz najbardziej jest w stanie 
docenić ostrość satyrycznego spojrzenia artysty. Z grubsza biorąc szcze-
gólnej obserwacji poddaje artysta świat drobnomieszczański (co nie 
oznacza oczywiście grupy społecznej, ale mentalność), dalej: podejmuje 
obrazowo wiele obiegowych fetyszyzmów społecznie funkcjonujących, 
czy wreszcie obyczajowość, a nawet pewnego rodzaju religijność. Jako 
artysta jest bezkompromisowy do granic okrucieństwa, ale sprawiedliwy 
w wymierzaniu chłost, w tym sensie, że każdemu daje według „zasług”, 
niezależnie od tego czy są to spostrzeżenia dotyczące „równych” czy „rów-
niejszych”, po tej czy po tamtej stronie tej czy innej barykady. – Stanisław 
Piskor, Jerzy Duda Gracz, Poglądy nr 12, 1975.

Matko Boska mądra taka
Żeś jak ogród z plonem łask 
Rzuć najmniejszy choćby blask
W ciemne wiersze Grochowiaka

Tym poszukiwanym rozpaczliwie „blaskiem” staje się w malarstwie Dudy Gracza zmysł satyrycznej 
karykatury. Świat, w którym człowiek nie potrafi  znaleźć swojej wewnętrznej harmonii i godnego 
miejsca, aby nie popaść w desperację, toruje więc sobie drogę w strone parodii. Egzystencjalną rozpacz 
zamienia w zjadliwy żart (…) Humor jako obrona przed rozpaczą, jako wymknięcie bocznymi drzwiami 
przed grozą istnienia to przecież najczęstsza forma polskiego poczucia humoru.

Krzysztof Teodor Toeplitz, wstęp do: Jerzy Duda Gracz, Arkady, Warszawa, 1985
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IGOR MITORAJ (1944 – 2014)

PERSEUSZ

brąz patynowany, podstawa kamienna, wys. 38.5 cm
sygn.: Mitoraj
ed. D 693/1000 HC

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

Rzeźba Mitoraja wciela ideał klasycznego piękna ewokując zarazem 
– poprzez swą niekompletność – odczucie destrukcyjnego działania 
czasu. Nadwątlona gracja, naruszona elegancja, podupadła wielkość, 
fragment zamiast całości – to wartości estetyczne same w sobie znajdu-
jące uznanie w sztuce doby postmodernizmu, którego wyróżnikiem jest 
ciągły dialog między współczesnością i tradycją. Sam artysta nie lubił, 
gdy jego rzeźbom towarzyszyły przymiotniki okaleczone, ułomne, nie-
pełnowartościowe. Artysta mawiał: „Nie lubię rzeźby na którą patrząc 

wszystko się od razu widzi; trzeba odkryć ją samemu i długo dochodzić 
do sedna. Myślę, że sztuka powinna intrygować widza. Być tajemnicą. 
Może nawet zachować swój sekret na zawsze”. Dla Mitoraja fragmenta-
ryczność nie jest tożsama z ułomnością. Ma być natomiast symbolem 
harmonii, która zniknęła wraz z końcem starożytnych cywilizacji a pięk-
no rzeźby przyjmuje wymiar ludzki, ziemski w odróżnieniu od rzeźby 
klasycznej, która była odbiciem ideału, boskości i absolutu. 
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77
JOANNA SARAPATA (ur. 1962)

AKT

akwarela, papier, 28.5 x 19.5 cm (w świetle oprawy)
sygn. p.d.: J.Sarapata

Cena wywoławcza: 4 000 zł l
Estymacja: 6 000 – 8 000 zł
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78
BERT STERN (1929 – 2013)

MARYLIN MONROE „VEIL” Z CYKLU „LAST SITTING”, 1962

lifetime print,, fotografi a barwna, papier KODAK, / 48 x 48 cm
sygn. p.d.: BStern5 sierpnia 1962 / l.70-te XX w.
edycja nieokreślona, odbitka autorska

Cena wywoławcza: 8 000 zł l
Estymacja: 12 000 – 15 000 zł

79
BERT STERN (1929 – 2013)

MARYLIN MONROE „TOPLESS” Z CYKLU „LAST SITTING”, 1962

lifetime print,, fotografi a barwna, papier KODAK, / 48 x 48 cm
sygn. p.d.: BStern5 sierpnia 1962 / l.70-te XX w.
edycja nieokreślona, odbitka autorska

Cena wywoławcza: 8 000 zł l
Estymacja: 12 000 – 15 000 zł
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1. Oferta aukcyjna
Przedmiotem aukcji są dzieła sztuki lub inne obiekty kolek-
cjonerskie oddane do sprzedaży komisowej przez komiten-
tów lub stanowiące własność Domu Aukcyjnego. Zgodnie
z oświadczeniami komitentów powierzone obiekty stanowią 
ich własność, bądź też komitenci mają prawo do ich rozpo-
rządzania, a ponadto nie są one objęte jakimkolwiek postę-
powaniem sądowym i skarbowym, są wolne od zajęcia i za-
stawu oraz innych ograniczonych praw rzeczowych, a także 
jakichkolwiek roszczeń osób trzecich. Dom Aukcyjny zapewnia 
fachową wycenę, rzetelny opis katalogowy powierzonego do 
sprzedaży obiektu, a także pokrywa koszty jego ubezpiecze-
nia. Aukcja jest prowadzona zgodnie z polskimi przepisami
prawnymi przez osobę upoważnioną po stronie Domu Au-
kcyjnego zwaną dalej Aukcjonerem. Aukcjoner ma prawo do 
dowolnego rozdzielania lub łączenia obiektów oraz do ich
wycofania z licytacji bez podania przyczyn. Opisy zawarte
w katalogu aukcji mogą być uzupełnione lub zmienione przez 
Aukcjonera lub osobę przez niego wskazaną przed rozpoczę-
ciem licytacji. Dom Aukcyjny zapewnia, ze opisy katalogowe 
obiektów wystawionych na aukcji wykonane zostały w najlep-
szej wierze z wykorzystaniem doświadczenia i wiedzy fachowej 
pracowników Domu Aukcyjnego oraz współpracujących z Do-
mem Aukcyjnym ekspertów.

2. Osobisty udział w aukcji
Do uczestnictwa w licytacji upoważniają tabliczki z nume-
rami aukcyjnymi, które można otrzymać przy stanowisku
rejestracyjnym po wypełnieniu formularza udziału w aukcji.
Pracownik Domu Aukcyjnego dokonujący rejestracji ma pra-
wo poprosić o dokument potwierdzający tożsamość osoby
rejestrowanej (dowód osobisty, paszport, prawo jazdy). Bez-
pośrednio po zakończeniu aukcji należy zwrócić tabliczkę 
z numerem aukcyjnym, a w przypadku zakupu odebrać po-
twierdzenie zawartych transakcji.

3. Licytacje w imieniu klienta
Dom Aukcyjny może reprezentować klienta na podstawie
zlecenia licytacji. Zgłoszenie takie można przesłać poprzez
e-mail, na adres: marta.rydzynska@polswissart.pl, lub złożyć 
osobiście w siedzibie Domu Aukcyjnego. W przypadku zlece-
nia licytacji z limitem Dom Aukcyjny dokłada starań, by klient 
zakupił obiekt w możliwie najniższej cenie. Formularz należy 
przesłać faksem, pocztą, e-mailem lub zostawić osobiście 
w siedzibie Domu Aukcyjnego najpóźniej na godzinę przed
rozpoczęciem licytacji. Dane osobowe klienta są informa-
cjami poufnymi i pozostają do wyłącznej wiadomości Domu 
Aukcyjnego. O ile klient nie zażyczy sobie inaczej, rachunek za 
zawarte transakcje zostanie przesłany na adres podany przez 
klienta w zgłoszeniu. 
Klient jest informowany, że zgodnie z art. 24 ust. 1 ustawy
o ochronie danych osobowych z dnia 29 sierpnia 1997 r. (tekst 
jednolity: Dz. U. z 2014 r., poz. 1182 z poźn. zm.) informuję, że 
administratorem danych osobowych jest „DOM AUKCYJNY POL-
SWISS ART” SPÓŁKA Z OGRANICZONA ODPOWIEDZIALNOSCIA 
z siedzibą w Warszawie, adres: 00-490 Warszawa, ul. Wiejska 20, 
wpisaną pod numerem KRS 0000187973 do rejestru przedsię-
biorców prowadzonego przez Sąd Rejonowy dla m. St. Warsza-
wy, XII Wydział Gospodarczy Krajowego Rejestru Sądowego.
Dane osobowe są przetwarzane wyłącznie dla celów prowa-
dzenia działalności gospodarczej Spółki, a każdej osobie, której 
dane są przetwarzane przysługuje prawo dostępu do treści jej 
danych osobowych oraz ich poprawiania. Podanie danych oso-
bowych jest dobrowolne.
Klient wyraża zgodę na przetwarzanie danych osobowych na 
potrzeby prowadzenia aukcji i działań marketingowych „DOM 
AUKCYJNY POLSWISS ART” SPÓŁKA Z OGRANICZONA ODPO-
WIEDZIALNOSCIA z siedzibą w Warszawie

4. Licytacje telefoniczne
Klienci, którzy chcą licytować przez telefon, powinni przesłać 
zlecenia najpóźniej na jeden dzień przed dniem aukcji. Pra-
cownicy Domu Aukcyjnego połączą się z klientem przed roz-
poczęciem licytacji wybranych obiektów. Dom Aukcyjny nie
ponosi odpowiedzialności za bark możliwości wzięcia udziału 
w licytacji telefonicznej w przypadku problemów z uzyska-
niem połączenia z podanym przez klienta numerem telefonu. 
Dom Aukcyjny zastrzega, ze może rejestrować i archiwizować 
rozmowy telefoniczne z klientem, o których mowa powyżej.

5. Przebieg aukcji
O wysokości postąpienia decyduje Aukcjoner. Zakończenie 
licytacji obiektu następuje w momencie uderzenia młotkiem 
przez Aukcjonera i jest równoznaczne z zawarciem umowy
sprzedaży między Domem Aukcyjnym a licytantem, który za-
oferował najwyższą kwotę. W razie zaistnienia sporu w trakcie 
licytacji, Aukcjoner rozstrzyga spór lub ponownie przeprowa-
dza licytację obiektu. 

6. Cena wywoławcza
Cena wywoławcza zamieszczona w katalogu jest kwotą od
której rozpoczyna się licytacja. Obiekty licytowane są w górę, 
tzn. licytacja może zakończyć się na kwocie wyższej niż cena 
wywoławcza lub równą tej kwocie. Informację o cenie obiek-
tów oznaczonych gwiazdką można uzyskać w domu aukcyj-
nym

7. Estymacja
Podana w katalogu estymacja jest szacunkową wartością 
określoną przez Dom Aukcyjny na podstawie cen sprzedaży 
podobnych obiektów, porównywalnych pod względem stanu, 
rzadkości, jakości i pochodzenia. Kupujący nie powinni trakto-
wać estymacji jako zapewnienia ani prognozy co do faktycznej 
ceny sprzedaży. Estymacja nie zawiera opłaty organizacyjnej. 
Zakończenie licytacji w przedziale estymacji lub powyżej gór-
nej estymacji jest transakcją ostateczną. Zakończenie licytacji 
poniżej dolnej estymacji może być transakcją warunkową.

8. Cena gwarancyjna
Dla każdego obiektu Dom Aukcyjny ustala cenę gwarancyjną. 
Jej wysokość jest informacją poufną. Kwota ta mieści się mię-
dzy ceną wywoławczą a dolną estymacją. Jeżeli w drodze li-
cytacji cena gwarancyjna nie zostanie osiągnięta, zakończenie 
licytacji skutkuje zawarciem transakcji warunkowej, co zostaje 
ogłoszone przez aukcjonera.

9. Transakcje warunkowe
Dom Aukcyjny dopuszcza zawarcie transakcji warunkowej.
Transakcja taka dochodzi do skutku pod warunkiem akcep-
tacji wylicytowanej ceny przez właściciela obiektu. Zawarcie 
transakcji warunkowej jest traktowane jako prawnie wiążąca 
oferta nabycia obiektu po cenie wylicytowanej. Dom aukcyjny 
zobowiązuje się negocjować z właścicielem obiektu możli-
wość obniżenia ceny do kwoty wylicytowanej. Jeśli negocjacje 
nie przyniosą pozytywnych skutków w ciągu 7 dni roboczych 
od daty aukcji obiekt uznaje się za niesprzedany. Dom au-
kcyjny zastrzega sobie prawo do przyjmowania po aukcji
ofert równych cenie gwarancyjnej na obiekty wylicytowane
warunkowo. W przypadku otrzymania takiej oferty od innego 
oferenta Dom aukcyjny informuje o tym fakcie klienta który
wylicytował warunkowo. Klient ma w takim wypadku prawo 
do podniesienia swojej oferty do ceny gwarantowanej i przy-
sługuje mu pierwszeństwo w zakupie obiektu. Jeśli nie pod-
niesie swojej oferty do ceny gwarancyjnej transakcja warun-
kowa zostaje unieważniona a obiekt może zostać sprzedany 
drugiemu oferentowi po cenie gwarancyjnej.

10. Opłata aukcyjna i podatek VAT
Do kwoty wylicytowanej Dom Aukcyjny dolicza opłatę aukcyj-
ną w wys. 18%. Kwota wylicytowana wraz z opłatą aukcyjną 
zawiera podatek od towarów i usług VAT. Opłata obowiązuje 
również w sprzedaży poaukcyjnej, w przypadku, gdy obiekt nie 
został sprzedany na aukcji. Dom Aukcyjny wystawia faktury
VAT marża

11. Opłata droit de suite
Obiekty, do których doliczamy opłatę wynikającą z tzw. droit 
de suite, tj. prawa twórcy i jego spadkobierców do otrzymy-
wania wynagrodzenia z tytułu dokonanych zawodowo od-
sprzedaży oryginalnych egzemplarzy dzieł. Obiekty do których 
doliczamy opłatę oznaczone są w katalogu symbolem: l
Powyższa opłata jest obliczana według poniższych stawek:
• 5% kwoty wylicytowanej, jeżeli ta część jest zawarta w prze-

dziale do równowartości 50 000 euro (np. dla kwoty wylicy-
towanej 2 000 euro, opłata 100 euro)

• 3% kwoty wylicytowanej, jeżeli ta część jest zawarta w prze-
dziale od równowartości 50 000,01 euro do równowartości 
200 000 euro (np. dla kwoty wylicytowanej 80 000 euro,
opłata 3 400 euro)

• 1% kwoty wylicytowanej, jeżeli ta część jest zawarta w prze-
dziale od równowartości 200 000,01 euro do równowartości 
350 000 euro (np. dla kwoty wylicytowanej 300 tys. euro,
opłata 8 000 euro)

• 0,5% kwoty wylicytowanej, jeżeli ta część jest zawarta
w przedziale od równowartości

• 350 000,01 euro do równowartości 500 000 euro (np. dla
kwoty wylicytowanej 400 tys. euro, opłata 8 750 euro) oraz

• 0,25% kwoty wylicytowanej, jeżeli ta część jest zawarta
w przedziale przekraczającym równowartość 500 000 euro – 
jednak w kwocie nie wyższej niż równowartość 12 500 euro.

W Polsce droit de suite reguluje art. 19-195 ustawy o prawach 
autorskich i pokrewnych z dnia 4 lutego 1994 r. z późniejszymi 
zmianami, zgodnie z obowiązującą w Unii Europejskiej dyrek-
tywą 2001/84/WE Parlamentu Europejskiego i Rady z dnia 27 
września 2001 r. w sprawie prawa autora do wynagrodzenia 
z tytułu odsprzedaży oryginalnego egzemplarza dzieła sztu-
ki. Opłata obliczana będzie z użyciem kursu dziennego NBP 

z dnia poprzedzającego aukcję. Opłata obliczana będzie, gdy 
równowartość kwoty wylicytowanej przekroczy 100 EUR.

12. Płatności
Kupujący jest zobowiązany do zapłaty należności za wylicyto-
wane obiekty w terminie 7 dni od dnia aukcji. Dom Aukcyjny 
będzie uprawniony do naliczenia odsetek ustawowych za
okres opóźnienia w zapłacie. Dom Aukcyjny przyjmuje nastę-
pujące formy płatności: gotówka, karta płatnicza oraz przelew 
na rachunek bankowy:

ING Bank Śląski
57 1050 1038 1000 0023 0543 9743
SWIFT: INGBPLPW

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

13. Płatność w walutach innych niż polski złoty
Wszystkie transakcje zawierane są w polskich złotych. Na spe-
cjalne życzenie po wcześniejszym uzgodnieniu dopuszczamy 
wpłaty w euro, dolarach amerykańskich lub funtach brytyj-
skich. Wartość transakcji opłacanej w innej walucie niż polski 
złoty będzie powiększona o opłatę manipulacyjną w wysoko-
ści 1%. Przeliczenia dokonujemy po dziennym kursie kupna 
waluty ING Banku Śląskiego.

14. Odstąpienie od umowy
W razie opóźnienia nabywcy w zapłacie, Dom Aukcyjny po
bezskutecznym upływie dodatkowo wyznaczonego terminu
na zapłatę, może odstąpić od umowy z nabywcą.

15. Przejście własności obiektu.
Własność wylicytowanego obiektu przechodzi na nabywcę 
z chwilą zapłaty pełnej ceny powiększonej o opłatę aukcyjną.

16. Odbiór obiektów
Odbiór wylicytowanych obiektów jest możliwy po dokonaniu 
pełnej zapłaty i powinien nastąpić w terminie do 7 dni od daty 
aukcji. W innych przypadkach przechowywanie i dostarczanie 
obiektów odbywa się na koszt i ryzyko nabywcy. 

17. Reklamacje
Wszelkie możliwe reklamacje będą rozpatrywane zgodnie
z przepisami prawa polskiego. Reklamację z tytułu niezgodno-
ści towaru z umową można zgłosić w ciągu 1 roku od wydania 
obiektu. Wobec osób nie będących konsumentami Dom Au-
kcyjny nie ponosi odpowiedzialności za ukryte wady fi zyczne 
oraz wady prawne zakupionych obiektów. 

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

19. Obowiązujące przepisy prawa:
Dom Aukcyjny przypomina, ze zgodnie z przepisami:
–  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 kwote wyli-
cytowaną powiększoną o opłatę aukcyjną

–  ustawy z dnia 16 listopada 2000 r o przeciwdziałaniu wpro-
wadzaniu do obrotu fi nansowego wartości majątkowych po-
chodzących z nielegalnych lub nieujawnionych 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.

Regulamin aukcji
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