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1
TEOFIL KWIATKOWSKI (1809 – 1891)

MADMOISELLE OCTAVIA 1851

akwarela, ołówek, papier, 13 x 10 cm w świetle oprawy
sygn. p.d.: Madmoiselle Octavia | dziun dziun 1851 | T.Kwiatkowski

Cena wywoławcza: 3 000 zł
Estymacja: 4 000 – 6 000 zł

Wybitny przedstawiciel romantyzmu w malarstwie polskim. Artysta 
urodzony 21 lutego 1809 roku w Pułtusku. W latach 1825 – 1830 studio-
wał malarstwo w Oddziale Sztuk Pięknych Uniwersytetu Warszawskie-
go u Antoniego Brodowskiego i Antoniego Blanka. Jako student wziął 
udział w powstaniu listopadowym, a po jego upadku udał się do Paryża 
ze statusem wygnańca. Tam kontynuował naukę malarstwa u Léona 
Cognieta. Utrzymywał bliskie kontakty m. in. z rodziną ks. Czartoryskich, 
Adamem Mickiewiczem, Fryderykiem Chopinem, Cyprianem Kamilem 

Norwidem, Teofi lem Lenartowiczem. Od 1839 roku zaczął wystawiać 
na Salonie paryskim. Związany z kręgiem polskiej emigracji, żyjącej nad 
Sekwaną. Malował dla niej akwarele poświęcone powstaniu (potem 
także styczniowemu), sceny przypominające szlachecką i rycerską prze-
szłość, skomplikowane pod względem ikonografi i kompozycje alego-
ryczne wyrażające mistyczne nastroje tego środowiska, tańce i zabawy 

ludu polskiego. Uchodził za znakomitego portrecistę Chopina; wykonał 
wiele jego wizerunków (także na łożu śmierci) oraz duże kompozycje 
przedstawiające Bal w Hôtel Lambert – Polonez Chopina. Szerokie 
uznanie zdobył nastrojowymi pejzażami tworzonymi w Normandii, 
w Prowansji (głównie w okolicach Avinionu) oraz w Burgundii, zwłasz-
cza w okolicach Avallon, gdzie znajdowała się posiadłość jego żony, 
Francuzki, Marie Caroline Jordan. Z upodobaniem przedstawiał widoki 
portów, nadbrzeży, żaglowców, łodzi, uwijających się rybaków, chętnie 

podejmował temat burzy morskiej i tonącego okrętu. Odrębna część 
twórczości Kwiatkowskiego stanowią jego kompozycje o motywach 
fantastycznych. Pozostawił wiele mistrzowskich akwarel – pejzaży, scen 
rodzajowych, patriotycznych i kostiumowych. Do rzadkości na rynku 
antykwarycznym należą olejne obrazy Kwiatkowskiego, zwłaszcza zaś 
martwe natury.

Kwiatkowski, wybitny przedstawiciel romantyzmu w malarstwie polskim, preferował technikę 
akwareli. Jego prace przepełnione liryzmem, czasem fantastyką i melancholią, wyróżnia 
subtelna, wyszukana kolorystyka, lekkie „rozmazanie” kształtów i kameralna forma.
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2
TEOFIL KWIATKOWSKI (1809 – 1891)

PENDANT MARTWYCH NATUR, 1867

MARTWA NATURA Z RÓŻAMI, 1867

olej, deska, 48,5 x 35 cm
sygn. i opisany na odwrocie: T. Kwiatkowski 1867. | Paris Faub St Honoré No 168. | rue de Rennes No 65
Obok owalna lakowa pieczęć z odciskiem głowy w profi lu.

MARTWA NATURA Z KWIATAMI I OWOCAMI, 1867

olej, deska, 45 x 33 cm
sygn. i opisany na odwrocie: T. Kwiatkowski 1867. | Paris Faub St Honoré No 168. | rue de Rennes No 65
obok owalna lakowa pieczęć z odciskiem głowy w profi lu.
REPRODUKOWANY:
Melbechowska – Luty A., Teofi l Kwiatkowski 1809-1891, wyd. PAN 1966, poz. 69 ( jako Martwa natura)
OPISANY:
Melbechowska – Luty A., Teofi l Kwiatkowski 1809-1891, wyd. PAN, 1966, s. 110.

Cena wywoławcza: 80 000 zł
Estymacja: 120 000 – 140 000 zł

PROWENIENCJA: 
Paryż, kolekcja prywatna
Paryż, Daguerre S.V.V., aukcja 27.02.2013, poz. 59
Paryż, kolekcja prywatna
Paryż, własność Marie-Louis Dervault, wnuczki artysty (do 1978)

Jednym z gatunków podjętych przez Teofi la Kwiatkowskiego w latach 
60-tych XIX wieku była martwa natura. Kompozycje te, reprezentacyj-
ne i malowane ku ozdobie mieszczańskich salonów, były utrzymane 
w schemacie klasycznym, wywodzącym się z najlepszych przykładów 
malarstwa siedemnastowiecznego. Stylizacja kształtów malowanych 
kwiatów i owoców, wygięta, dekoracyjna linia rysunku oraz stosowa-
nie układu – wazon, bukiet, draperia, owoce na stole to reminiscen-
cja malarstwa holenderskiego. Oferowany pendant martwych natur 

Kwiatkowskiego potwierdza zdolność tego artysty do wrażliwego i nie-
pospolitego odczucia materii malarskiej oraz do tworzenia doskonale 
zaaranżowanych kompozycji. Poszczególne elementy jak kwiaty czy 
owoce malowane są z dużą subtelnością, stając się niejako pretekstem 
do ukazania bogactwa ich form, kształtów i bogatych zestawień kolo-
rystycznych. Są to prace kameralne, o dużym pierwiastku poetyckości 
i niezwykle dekoracyjne. 
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3
JERZY ANDRZEJ MNISZECH (1823 – 1905)

PORTRET MĘŻCZYZNY, 1858

olej, deska, 109,5 x 73,5 cm
sygn. monogramem p.g.: AM1858
na odwrocie opis proweniencyjny w języku francuskim: appartient 
a M. le Comte A. Mniszech / depose chez Mme la Csse Fredro / Rue Vanneau. 15 

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

PROWENIENCJA:
Warszawa, kolekcja prywatna
Kraków, kolekcja Bolesława Obrzuta
Paryż, kolekcja prywatna
Paryż, depozyt u hrabiny Fredro (do 1902)
własność artysty

Andrzej Jerzy Mniszech – malarz i kolekcjoner, syn Karola Filipa hr. 
Mniszcha i Eleonory z hr. Cetnerów, brat Jerzego, malarza amatora. 
Z racji arystokratycznego pochodzenia i dużego majątku malarstwem 
zajmował się z pasji, niezarobkowo. W 1846 odziedziczył Wiśniowiec 
i część zgromadzonych tam zbiorów, m.in. pokaźną kolekcję portretów 
króla Stanisława Augusta Poniatowskiego, z którym ród Mniszchów był 
blisko spokrewniony. W 1854 hr. Andrzej Mniszech sprzedał majątek 
i wraz z żoną i synem Leonem wyemigrował do Paryża. Tam obracał 
się głównie w kręgach arystokracji polskiej oraz artystów i właśnie ich 
portrety najczęściej malował, darując je zwykle swoim modelom w pre-
zencie. Jeszcze w Wiśniowcu zaczął pobierać pierwsze lekcje rysunku 

i malarstwa. Naukę kontynuował następnie we Francji u Leona Cognieta 
i Jeana Gigoux. Znany jest przede wszystkim z realistycznego malarstwa 
portretowego naznaczonego doskonałym warsztatem i świetną charak-
terystyką modela. Inspirację czerpał Mniszech przede wszystkim od mi-
strzów holenderskich i fl amandzkich. Jego bogata kolekcja, częściowo 
przekazana synowi, została rozprzedana na paryskich aukcjach w 1902 
i 1910 roku. Obrazy artysty są rozproszone, ich „prywatny“ charakter 
sprawia, że w większości pozostały w rodzinnych zbiorach portretowa-
nych osób. Stosunkowo niewielka ich liczba znajduje się też w polskich 
muzeach, m.in. w Muzeach Narodowych w Krakowie, Warszawie, Pozna-
niu. 
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Jan Piotr N
orblin – źródło W

ikipedia

Jan Piotr Norblin był francuskim malarzem i rysownikiem, który 
w 1774 roku został sprowadzony do Polski przez księcia Adama 
Czartoryskiego. Trzydzieści kolejnych lat spędził w kraju, zapisując 

się w historii polskiej sztuki jako malarz okresu stanisławowskiego. Uwa-
żany jest również za ojca malarstwa rodzajowego. Polska stała się dla ar-
tysty ojczyzną, bo choć Norblin urodził się i ukształtował swoją twórczość 
na modelach artystycznych funkcjonujących we Francji, stał się artystą 
polskim – w Polsce osiągnął pełnię swego rozwoju i świadomości czło-
wieka nowoczesnego, rozumiejącego tok przemian dziejowych wśród 
których przyszło mu żyć (Kępińska A., Jan Piotr Norblin, Wrocław [etc.] : 
Zakład Narodowy im. Ossolińskich – Wydawnictwo, 1978, s.7). 
Jean-Pierre Norblin de La Gourdaine urodził się 15 lipca 1745 r. w Mi-
sy-Faut Yonne, w mieszczańskiej rodzinie. Ojciec artysty Pierre Martin 
Norblin, był właścicielem posiadłości La Gourdaine, której to nazwę przy-
jął jako rodzinny przydomek. Młody Norblin już od wczesnych lat rysował. 
Trzy zachowane szkice z 1760 roku przedstawiają prochownię w Bastylii, 
którą 15-letni Norbli wydawał się być oczarowany. Fascynowała go sztuka 
Antoine'a Watteau, francuskiego mistrza, od którego przejął model ma-
larstwa rokokowego z jego schematem kompozycji i kolorystyką. Drugim 
nauczycielem Norblina został Francesco Casanova. Pod jego kierunkiem 
Norblin nauczył się kreować sceny bitew z wieloma skomplikowanymi 
układami postaci. W jego warsztacie namalował Utarczkę konnicy z 1769 
roku, opatrzoną stosownym podpisem odwołującym się do włoskiego 
artysty. W tym samym roku nazwisko Norblina fi guruje w protokołach 
Académie Royale de Peinture et de Sculpture – Królewskiej Akademii Ma-
larstwa i Rzeźby w Paryżu, a następnie w Ecole Royale – Królewskiej Szko-
le, do której należeli wyłącznie protegowani króla, uzupełniający swoją 
wiedzę nabytą w bardziej dostępnej uczelni. Obecność Norblina w gronie 
protegowanych uczniów świadczy o tym, że jego talent został zauważo-
ny. Akademia miała jednak swoje wzorce i kanony nauczania. Nauczy-
ciele starali się zapewnić swym uczniom szerokie wykształcenie ogólne, 
zwłaszcza w zakresie historii antycznej. Tymczasem Norblin, dotychczas 
podatny na otaczające go wzorce wykazywał dużą obojętność na klasy-
cystyczny model tworzenia (…) Norblinowi wdrożonemu do niedużego 
szybkiego i dynamicznego szkicu, nie odpowiada ani patetyka surowej 
formy klasycystycznej, ani retoryka zachowań postaci, nie jest w stanie 
też wzbudzić w sobie entuzjazmu dla odległego świata grecko-rzymskie-
go. Gdy przyjdzie mu dać ideowy wyraz wydarzeniom swojej epoki, po-
służy się realistycznym, bezpośrednim ujęciem tematu; nie zmieni też ni-
gdy swoich przyszłych rewolucyjnych bohaterów w antyczne przenośnie. 
(tamże, s. 13) Najprawdopodobniej niechęć do narzuconych wzorców 
artystycznych, egzekwowanych przez uczelnię, stała się powodem braku 
sukcesu Norblina na Akademii i szybkiego jej opuszczenia. W latach 1771 
– 1774, artysta podróżował m. in. do Londynu, gdzie spotkał swojego 

przyszłego mecenasa księcia Adama Kazimierza Czartoryskiego. W 1776 
poślubił poznaną w Warszawie Polkę – Marię Tokarską, z którą miał kil-
koro dzieci. W drugiej połowie lat 70. XVIII wieku przebywał przeważnie 
w pałacu Błękitnym w Warszawie lub w nowo wybudowanej rezydencji 
w Powązkach. Okres ten zaowocował zmianą tematyki obrazów mala-
rza, który chętnie ilustrował polskie typy postaci, często nadając im nieco 
komiczny charakter (zapewne pod wpływem Hogartha), np. w rysunkach 
Opasły szlachcic i Chudy szlachcic. Obrazował również sceny rodzajowe 
z ukazaniem polskiej specyfi ki (Zebranie chłopskie w karczmie, Żydow-
scy muzykanci), a także rysunki z polskiej historii, wykonane zapewne 
dla samego ks. Adama Czartoryskiego, znanego ze swoich zainteresowań 
historycznych. Norblin pozostawał na służbie u Czartoryskich praktycz-
nie przez cały czas swojej ponad trzydziestoletniej obecności w Polsce. 
Z lat 80. XVIII stulecia pochodzi większość rokokowych obrazów Norblina, 
ukazujących zabawy magnaterii w parku na Powązkach. Należą do nich 
płótna przedstawiające zabawy na lodzie, sceny towarzyskie pod pomni-
kiem lub nad jeziorem, śniadania, huśtawki, kąpiel kobiet w parku, czyli 
cały zestaw sposobów spędzania wolnego czasu wymyślony przez ks. 
Izabelę Czartoryską. 
Po trzydziestoletnim pobycie w Polsce, najlepszym i najszczęśliwszym 
okresie życia, wypełnionym twórczością bogatą i różnorodną, niemłody 
już Norblin zdecydował się na powrót do swojej pierwszej ojczyzny, z któ-
rą nigdy zresztą nie stracił kontaktu. Kilkakrotnie podejmował bowiem 
krótkie podróże do Francji, a w Szkole Sztuk Pięknych w Paryżu kształcili 
się jego dwaj synowie – Marcin i Aleksander. Również nazwisko artysty 
we Francji było znane – fi gurowało w słownikach grafi ków i malarzy 
wydawanych w latach dziewięćdziesiątych, a wczesne rysunki Norblina 
pojawiały się na aukcjach trafi ając do prywatnych kolekcji. Mając w pa-
mięci i odruchu uwrażliwienie na polityczne wypadki w Polsce, Norblin 
zajmował się wtedy wydarzeniami współczesnymi, które wstrząsały na-
poleońską Francją. Były to wydarzenia, które pozwalały artyście rozwijać 
nowe serie tematów batalistycznych. W ten sposób Norblin mógł wracać 
do doświadczeń młodości. Malował bitwy kolejnych kampanii napole-
ońskich – pod Nazaretem, górą Tabor, Piramidami, a także pod Marengo 
i Iławą. Trudno przecenić dzieło Norblina w odniesieniu do całości sztuki 
polskiej tamtego czasu. Kształcąc w latach dziewięćdziesiątych w War-
szawie szereg uczniów, takich jak Orłowski, Płoński, Rusten, Kosiński, 
oraz mając wielu naśladowców, którzy podejmowali jego linię rodzajo-
wą, często łącząc ją z linią rembrandtowską, stał się Norblin niejako ini-
cjatorem nowego działu sztuki polskiej, jakim było w XIX stuleciu malar-
stwo rodzajowe i za takiego też bywa najczęściej uznawany. (Kępińska 
A., Jan Piotr Norblin, Wrocław [etc.] : Zakład Narodowy im. Ossolińskich 
– Wydawnictwo, 1978, s. 83).

JAN PIOTR NORBLIN
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Pierwsze znane rysunki Jana Piotra Norblina pochodzą mniej więcej 
z 1760 roku. Pokazują one przemożny wpływ, jaki na młodego artystę 
wywarł w Paryżu nieżyjący już wówczas Antoine Watteau. To właśnie od 
niego przejął artysta model malarstwa z jego charakterystyczną kompo-
zycją i kolorystyką. Zauroczenie scenami batalistycznymi i rodzajowymi 
było zaś zasługą niewątpliwie Franceso Casanovy. To pod jego kierun-
kiem Norblin nabrał wprawy w w tworzeniu scen z dużymi grupami 
postaci. Prezentowane prace należą do tego właśnie okresu twórczości 
artysty. Zostały stworzone w Paryżu, na co wskazywać może częściowo 
nieczytelny napis na jednej z prac – Paris. Prawdopodobnie ich powsta-
nie przypadło na lata 70-te XVIII wieku. Być może były pokłosiem podró-
ży, które artysta w tych latach odbywał z poznanym małżeństwem Czar-
toryskich, z którym to w 1774 roku ostatecznie przyjechał do Polski. Do 
wszystkich stałych elementów twórczości inspirowanych niewątpliwie 
Casanovą i Watteau jak chociażby opuszczony nisko horyzont czy dro-
biazgowość w przedstawianiu dużych scen rodzajowych dodać należy 
impresjonistyczne wręcz potraktowanie partii nieba, charakterystyczne 
dla dojrzałej twórczości artysty. Sama tematyka przedstawień: scena 
odpoczywających przed karczmą wojsk oraz rozległa scena batalistycz-
na osadzona w pejzażu z górującym po lewej stronie wiatrakiem są ty-
powe dla wczesnego okresu, naznaczonego twórczością największych 

tego okresu artystów, cieszących się już wtedy uznaniem publiczności, 
gustującej w tego typu obrazach. 
W Polsce najbardziej znane są prace tego artysty z cyklu fete galante, 
w którym to tworzył artysta po przyjeździe do Polski; rysunki rodzajo-
we, scenki z życia ulicy o charakterze anegdotycznym, szczególnie te 
przedstawiające moment przyjęcia Konstytucji 3 Maja czy insurekcję 
kościuszkowską. Porównywalne choćby wymiarowo są z prezentowa-
nymi przedstawieniami dwie znane prace artysty z kolekcji Zamku Kró-
lewskiego w Warszawie – Wróżka oraz Kuglarze z małpką. Odnajdujemy 
w nich charakterystyczny sposób przedstawienia architektury oraz ko-
lorystykę. 
Pojawienie się odnalezionych we francuskiej kolekcji wczesnych prac 
Jana Piotra Norblina jest niewątpliwym wydarzeniem na polskim ryn-
ku antykwarycznym. Stanowią one bowiem rzadki przykład twórczości 
artysty sprzed pobytu w Polsce oraz dowód osadzenia jej w ramach 
ówczesnego malarstwa światowego. Są niewątpliwie rarytasem ko-
lekcjonerskim dla wszystkich miłośników malarstwa historycznego 
oraz twórczości Jana Piotra Norblina, z którego to szkoły wyrosły takie 
wielkie osobowości malarstwa polskiego jak chociażby Jan Rustem czy 
Aleksander Orłowski.
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4
JAN PIOTR NORBLIN (1745 – 1830)

SCENA BATALISTYCZNA

olej, deska, 18,5 x 27 cm
p.d.: napis słabo czytelny 
w załączeniu orzeczenie autentyczności autorstwa francuskiego rzeczoznawcy Rene Milleta 
w załączeniu opinia Janusza Macieja Michałowskiego

Cena wywoławcza: 150 000 zł
Estymacja: 180 000 – 250 000 zł

PROWENIENCJA:
Paryż, kolekcja prywatna
Paryż, Collin du Bocage, aukcja 16.03.2011, poz. 34

JAN PIOTR NORBLIN (1745 – 1830)

SCENA PRZED KARCZMĄ

olej, deska, 18,5 x 27 cm
p.d.: napis słabo czytelny 
w załączeniu orzeczenie autentyczności autorstwa francuskiego rzeczoznawcy Rene Milleta 
w załączeniu opinia Janusza Macieja Michałowskiego

PROWENIENCJA:
Paryż, kolekcja prywatna
Paryż, Collin du Bocage, aukcja 16.03.2011, poz. 34
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5
WŁADYSŁAW BAKAŁOWICZ (1831 – 1904)

GRA W KOŚCI

olej, płótno, 54 x 73 cm
sygn. p.d.: Bakalowicz Paris
na odwrocie nalepka wystawiennicza galerii Frost&Reed, Londyn

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

PROWENIENCJA:
Polska, kolekcja prywatna
Londyn, galeria Frost&Reed

Malarz rodzajowy i portrecista. W 1854 r. ukończył warszawską SSP. 
Siedem lat później osiadł na stałe w Paryżu, gdzie zdobył popularność 
i uznanie jako malarz scen historycznych i rodzajowych. Wystawiał je na 
Salonach paryskich i w miastach prowincjonalnych dzięki czemu bar-
dzo często dostawał nagrody i zdobywał kupców. Miał wystawy w wielu 
miastach w kraju (Zachęta, Salon Krywulta, TPSP) oraz za granicą (Bruk-
sela, Berlin, Wiedeń, Nowy Jork, Londyn). W swoim dorobku ma wiele 
subtelnych przedstawień pięknych kobiet oraz bogatych kompozycyj-
nie scen we wnętrzach. Doskonałe opanowanie warsztatu malarskiego 

sprawiało, że z upodobaniem odtwarzał każdy detal otoczenia, w któ-
rym znajdowali się jego modele, różnicował powierzchnie drogocen-
nych przedmiotów i tkanin, umiejętnie rozkładał światła i cienie. 
Prezentowany obraz ukazuje scenę gry w kości. Rozbudowana wielofi -
guralna kompozycja wprowadza widza w świat obyczajów francuskiej 
arystokracji doby późnego renesansu, ulubionego tematu artysty. Ma-
estria techniczna pracy, teatralność ujęcia pozwala obserwatorowi nie-
malże poczuć atmosferę radosnej zabawy. 

Technicznie bardzo zdolny, wykonał mnóstwo niewielkich obrazów modnego z końca XVI lub 
początku XVII w. – epoki, która sumiennie wystudiował. Uczty, tańce, odwiedziny, trefnisie, pazie, 
Walezjusze, Buckinghamy – dostarczyli mu anegdot historycznych niezbyt głęboko pojętych oraz 
pretekstu do malowania starych szaf, krzeseł, dywanów, poduszek, kotar, puzder, koronkowych 
kołnierzów itp. rekwizytów kuchni historyczno-rodzajowego malarstwa.

cytat za: Niewiadomski E., Malarstwo polskie XIX i XX wieku, Warszawa 1926, s. 144.
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Jestem tu, aby raz na zawsze skończyć z tym barbarzyńskim kolosem Północy. Szpada 
została już dobyta. Trzeba ich zapędzić jak najdalej w ich lody, aby przez najbliższe 25 lat 
nie byli w stanie mieszać się w sprawy cywilizowanej Europy. Nawet za czasów Katarzyny 
Rosjanie prawie nie odgrywali żadnej roli w życiu politycznym Europy. Z cywilizacją zetknęli 
się dopiero przez rozbiór Polski. Nadszedł więc teraz czas, aby Polacy pokazali im, gdzie 
ich miejsce… Bezpowrotnie minęły czasy, kiedy Katarzyna dzieliła Polskę, chwiejny Ludwik 
XV drżał ze strachu w Wersalu, a caryca zachowywała się tak, że wychwalały ją wszystkie 
paryskie plotkary. Po spotkaniu w Erfurcie Aleksander zrobił się zbyt zarozumiały, a już 
zdobycie Finlandii zupełnie przewróciło mu w głowie. Jeżeli potrzebne mu są zwycięstwa, 
to niech się wyprawi na Persów, ale nie miesza się w sprawy Europy. Cywilizacja odrzuca 
tych dzikusów z Północy. Europa obejdzie się bez nich. – Napoleon I Bonaparte we 
Wspomnieniach z wyprawy na Moskwę 1812 r., (Gdańsk 2006, ss. 104–105) 

6
WŁADYSŁAW BAKAŁOWICZ (1831 – 1904)

NAPOLEON POD MOSKWĄ (SCENA Z KAMPANII ROSYJSKIEJ)

olej, płótno, 66 x 90 cm 
sygn. p.d.: Bakałowicz/ Paris 

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

Oferowany obraz przedstawia scenę ze zdobycia Moskwy przez Napole-
ona w roku 1812. 14 września wycofujące się pod naporem wojsk napo-
leońskich oddziały rosyjskie pod dowództwem generała feldmarszałka 

Kutuzowa podpaliły Moskwę. Wielki pożar trwał przez 4 dni niszcząc 
prawie całą zabudowę miejską. W dniu jego wybuchu Napoleon znaj-
dował się jeszcze na obrzeżach miasta, w okolicach Możajska. Pewny 
już swojego zwycięstwa oczekiwał na moment triumfalnego wejścia do 
stolicy Rosji. Moment ten uchwycił Władysław Bakałowicz w oferowa-
nej pracy. W zaśnieżonym krajobrazie podmoskiewskiej wsi stacjonu-
jąca po bitwie gwardia wraz z głównym dowódcą obserwuje płonące 
w oddali miasto. Chwilę wcześniej zakończyło się ostatnie starcie pod 
Możajskiem. Centralnym punktem kompozycyjnym jest siedząca maje-
statyczna postać Napoleona, jego spokojny, pewny siebie wzrok zwró-
cony w kierunku palącego się miasta. Za Napoleonem grupa gwardzi-

stów skupionych pod drewnianym zadaszeniem obserwuje w powadze 
pożar. Niemalże słychać nocną ciszę spotęgowaną aurą zaśnieżonego 
pola. Bakałowicz w postaci Napoleona zręcznie uchwycił zadumę nad 
tym co ma dopiero nadejść. Doskonale oddane elementy ubiorów 
a zwłaszcza lśniące ofi cerki i potraktowane z dbałością o detal odzienie 
wierzchnie gwardzisty stojącego tyłem do widza przywołują na myśl naj-
lepsze kompozycje malarza.
Znany jest jeszcze jeden obraz Bakałowicza przedstawiający samego 
Napoleona w niemalże identycznej pozie patrzącego w dal na płonące 
miasto. Praca ta znajduje się w kolekcji prywatnej i jest dowodem na 
głębsze zainteresowanie artysty tematyką napoleońską.
W twórczości Bakałowicza, znanego przede wszystkim z malowniczych 
scen dworskich, pojawienie się na rynku obrazu o tematyce historycznej 
stanowi dużą rzadkość. 
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7
JÓZEF BRANDT (1841 – 1915)

PRZED CHATĄ, 1895

ołówek, akwarela, papier, 15,4 x 24,2 cm
sygn. p.d.: JB
dat. l.d.: 95 
opisany na odwrocie: Mojej Kochanej Maryni przeznaczam na pamiątkę niniejszy obraz Józefa Brandta. 
– Tatuś Stanisław Bielsko 23 IX 1926 | Obraz niniejszy Józefa Brandta był wystawiany i kupiony w Tow. Zachęty Sztuk 
Pięknych w Warszawie d. 25/X 1926 Nr. 1570 / 95 i tamże autentyczność zaświadczona została na drugiej stronie obrazu. 
– Bielsko 23 IX 1926 Stanisław Loewenstein
obraz będzie reprodukowany w katalogu towarzyszącym planowanej na czerwiec 2018 roku wystawie Józefa Brandta 
w Muzeum Narodowym w Warszawie

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

PROWENIENCJA:
Paryż, kolekcja prywatna
Bielsko, kolekcja Stanisława Loewensteina
1926 zakup od Towarzystwa Zachęty Sztuk Pięknych w Warszawie

Równolegle do obrazów tematycznie związanych z dziejami wojen 
siedemnastowiecznych malował motywy rodzajowe z życia wsi i prowincjonalnych 
miasteczek – najczęściej były to wyjazdy i powroty z jarmarków, sceny na targowisku 
lub przed karczmą, z nieodłącznym udziałem koni. Malował także dzieła o tematyce 
myśliwskiej oraz sentymentalne scenki rodzajowe, inspirowane dumkami ukraińskimi, 
zatytułowane Zaloty, Przy studni lub Kozak i dziewczyna. Wątków do swoich obrazów 
często szukał w literaturze, m.in. w utworach Wincentego Pola, Kajetana Suff czyńskiego 
i Bohdana Zaleskiego lub w pamiętnikach Jana Chryzostoma Paska czy księdza 
Wojciecha Dembołęckiego. – Ewa Micke-Broniarek, Muzeum Narodowe w Warszawie

cytat za: www.culture.pl
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8
LUDWIK GĘDŁEK (1847 – 1904)

TARG NA STARYM KLEPARZU

olej, deska, 26 x 39,5 cm
sygn. p.d.: L/ Gędłek

Cena wywoławcza: 65 000 zł
Estymacja: 70 000 – 90 000 zł

PROWENIENCJA:
Poznań, kolekcja prywatna
Rzeszów, kolekcja prywatna
Niemcy, Bolland & Marotz, aukcja 30.04.2016, poz. 1653

9
FRANCISZEK STREITT (1839 – 1890)

CYGANIE W OCZEKIWANIU NA PRZEPRAWĘ

olej, płótno, 42 x 82 cm
sygn. p.d.: F. Streitt

Cena wywoławcza: 60 000 zł
Estymacja: 70 000 – 90 000 zł
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10
ALFRED WIERUSZ-KOWALSKI (1849 – 1915)

WILKI

olej, płótno, 51 x 37 cm
sygn. l.d.: AWKowalski

Cena wywoławcza: 100 000 zł
Estymacja: 120 000 – 150 000 zł

PROWENIENCJA:
Warszawa, kolekcja prywatna
Katowice, kolekcja prywatna
zakup w warszawskiej DESIE, lata 70. XX w.

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

jąc wiele swoich obrazów na krajowe wystawy. Był laureatem licznych 
wyróżnień, w 1890 roku otrzymał m.in. honorową profesurę Akademii 
Sztuk Pięknych w Monachium. Płótna autorstwa Wierusza Kowalskiego 
zdobiły kolekcję Prinzregenta Luitpolda oraz znajdywały się w zbiorach 
monachijskiej Nowej Pinakoteki jak również w Dreźnie, Berlinie i War-
szawie. Znaczną część stanowiły również zbiory kolekcji prywatnych 
zarówno europejskich jak i amerykańskich. 
Temat wilków podejmował artysta w wielu różnych wersjach i układach 
kompozycyjnych. Motyw ten wiąże się ściśle ze wspomnieniami z lat 

dziecinnych kiedy to w trakcie podróży ośmioletni wówczas Wierusz-
-Kowalski wraz z rodziną padł ofi arą napadu tych zwierząt. Obrazów 
podejmujących temat wilków powstało wiele. Jak pisał Eligiusz Niewia-
domski: Najsłynniejsze były sceny z wilkami. Wierusz-Kowalski wystu-
diował wilka jak mało kto, [obrazy te] należą do najsilniejszych rzeczy 
artysty. (Niewiadomski E., Malarstwo polskie XIX i XX wieku, Warszawa 
1926, s. 182). Wiemy, że artysta studiował postaci wilków zarówno w na-
turze jak i w modelach. W swoim majątku w Mikorzynie trzymał sześć 
żywych zwierząt, zaś w pracowni monachijskiej miał dwa wilki wypcha-
ne, jeden w pozie stojącej, drugi zaś spięty do skoku. Wilki malowane 
były zarówno w pełnych dramatyzmu kompozycjach scen napadów jak 
i w obrazach bardziej wyciszonych przedstawiających samotne zwierzę 
na tle zaśnieżonego pustego pola w mroźną zimową noc. Powstało wie-
le wariantów tego motywu a oferowany obraz przedstawia scenę z wil-
kiem stojącym w śniegu przed znajdującą się w tle uśpioną wioską. Po-
dobnie jak w innych kompozycjach tego rodzaju artysta w mistrzowski 
sposób uchwycił atmosferę nocnej ciszy i niebezpieczeństwa. Obrazy 
z tego gatunku od zawsze należały do najbardziej popularnych i poszu-
kiwanych prac artysty. Jeden z nich, pt. Melancholik został zakupiony 
do zbiorów Nowej Pinakoteki w Monachium. 
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11
ANTONI PIOTROWSKI (1782 – 1851)

NA WSI, 1917

olej, płótno, 101 x 149 cm
sygn. p.d.: A. PIOTROWSKI 1917 

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

Artysta urodzonym w 1853r. w wielodzietnej rodzinie Wincentego i Ma-
rianny Zabierzewskich. Już jako 10- letni chłopiec wykonywał rysunki 
napotkanych ludzi, sceny z życia Cyganów oraz polowań. W 1868r. roz-
począł naukę rysunku w pracowni Wojciecha Gersona oraz w warszaw-
skiej Klasie Rysunkowej u Rafała Hadziewicza i Antoniego Kamińskie-
go, gdzie zaprzyjaźnił się z Józefem Chełmońskim, z którym brał udział 
w wyprawie na Podole, gdzie doskonalili swoje umiejętności malarstwa 
pejzażowego. Od 1874r. Piotrowski prezentował swoje obrazy na wysta-
wach w Towarzystwie Zachęty Sztuk Pięknych, dzięki czemu otrzymał 
stypendium pozwalające na kontynuowanie edukacji w Monachium. Po 
jego zakończeniu powrócił do kraju gdzie postanowił kształcić się pod 
kierunkiem Jana Matejki w krakowskiej Akademii Sztuk Pięknych. Po 
krótkim czasie otworzył własną pracownię. W1789r. Antonii Piotrowski 
w kościele Mariackim pojął za żonę Marię Riedel, córkę krakowskiego 
kupca, z którą na cztery lata wyjechał do Paryża. Podczas pobytu we 
Francji wystawiał swoje obrazy w Salon Cimaise (1880) i w Salonach Pa-
ryskich (1880 i 1881). Od roku 1884 ponownie zamieszkał w Krakowie, 
gdzie nauczał na Kursach im. A. Baranieckiego (wśród jego uczniów była 
m.in. Olga Boznańska). W jego twórczości dominowały obrazy o tematy-
ce historyczno – batalistycznej (Potyczka powstańców z ułanami rosyj-
skimi, Powstańcy polscy na gościńcu, Guidy napoleońskie na rekone-
sansie), sceny rodzajowe, jak również obrazy fantastyczno- symboliczne 
(Nimfy i satyry – obraz nagrodzony wyróżnieniem w 1891r. na berlińskiej 
wystawie). 

Malował również portrety, ilustrował dzieła Henryka Sienkiewicza, 
poematy Słowackiego, bajki braci Grimm oraz do własnych utworów. 
Prezentował kierunek realistyczny, w którym widoczne były nawiązania 
do twórczości Maksymiliana Gierymskiego. Dorobek artysty zawiera 
mnogość motywów, rozwiązań technicznych i formalnych. Jego praco-
witość i gotowość do podejmowania wyzwań skłoniły go do przyjęcia 
roli korespondenta – rysownika prasowego podczas wojny bułgarsko 
– serbskiej. Sprawozdania i rysunki wykonywane dla angielskich i fran-
cuskich czasopism („Graphic”, „Illustrated London News”, „Illustration” 
i „Le Monde Illustré”), nie przeszkadzały mu w pracy twórczej. Czynione 
w trakcie pobytu na Bałkanach studia, szkice, rysunki dotyczyły nie tylko 
działań wojennych, ale były zapisem kultury, obyczajowości i przyrody 
tego regionu. Na ich podstawie powstało wiele kompozycji batalistycz-
nych. Uczestniczył w malowaniu panoramy Berezyna (z W. Kossakiem, 
J. Fałatem, K. Pułaskim, J. Stanisławskim i M. Wywiórskim) oraz pano-
ramy Tatry (z S. Janowskim i innymi). W roku 1887 współpracował przy 
dekoracji malarskiej kościoła św. Katarzyny w Petersburgu, w 1888 ma-
lował plafony w pałacu Hertza w Łodzi. Uczestniczył w wielu wystawach 
w kraju, jak i za granicą. Był współzałożycielem Towarzystwa Artystów 
Polskich „Sztuka“ i członkiem Towarzystwa Zachęty Sztuk Pięknych. 
W ostatnich latach życia powrócił do tematów rodzajowych swej mło-
dości. Był jednocześnie malarzem, rysownikiem, publicystą, sprawoz-
dawcą prasowym, krytykiem sztuki oraz autorem bajek.
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12
MIECZYSŁAW KORWIN PIOTROWSKI (1869 – 1930)

PEJZAŻ

olej, płótno, 112,5 x 150 cm
sygn. p.d.: MKPiotrowski 

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

PROWENIENCJA:
Warszawa, kolekcja prywatna
zakup w Domu Aukcyjnym Polswiss Art lata 90. XX w.

13
TADEUSZ RYBKOWSKI (1848 – 1926)

JEŹDZIEC

olej, płótno, 50 x 39 cm
sygn. p.d.: Tadeusz Rybkowski 

Cena wywoławcza: 20 000 zł
Estymacja: 25 000 – 30 000 zł

PROWENIENCJA:
Warszawa, kolekcja prywatna
zakup w Domu Aukcyjnym Polswiss Art lata 90. XX w.
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14
IWAN TRUSZ (1869 – 1941)

CERKIEWKA

olej, tektura, 58,5 x 77,5 cm 
sygn. p.d.: I.Trusz 

Cena wywoławcza: 45 000 zł
Estymacja: 60 000 – 70 000 zł

PROWENIENCJA:
Gdańsk, kolekcja prywatna
Lwów, kolekcja prof. Tadeusza Fiedlera

Malarz pejzażysta, który zapisał się w historii sztuki zarówno polskiej, jak 
i ukraińskiej. Artysta urodzony 17 stycznia 1869 roku w Wysocku na Wo-
łyniu, w rodzinie chłopskiej pochodzenia ukraińskiego. Swoją edukację 
artystyczną rozpoczął w 1892 roku studiując na Wydziale Malarstwa 
w Szkole Sztuk Pięknych w Krakowie. W czasie swojej nauki uczęszczał 
do pracowni Izydora Jabłońskiego, Władysława Łuszczakiewicza, Józefa 
Unierzyskiego, Leopolda Loeff lera, Leona Wyczółkowskiego i Jana Sta-
nisławskiego. Szczególnie ważna w jego twórczości okazała się jednak 
twórczość Stanisławskiego. W czasie studiów w Krakowie, zaprzyjaźnił 
się z pisarzem Wasylem Stefanykiem. Studiował również w 1894 roku 
w Wiedniu oraz po otrzymaniu stypendium w 1897 roku w Monachium. 
Wiele podróżował, m. in. do Włoch, na Krym (w związku z przygotowa-
niem ilustracji do Sonetów krymskich Mickiewicza), do Egiptu czy Pa-
lestyny. Od 1898 roku zamieszkał na stałe we Lwowie, gdzie związał się 
z tamtejszym środowiskiem artystycznym. Został również aktywnym 
członkiem Towarzystwa Naukowego im. Szewczenki. W 1912 roku został 
wykładowcą lwowskiej Wolnej Akademii Sztuk Pięknych. Swoje prace 
często wystawiał w Towarzystwie Przyjaciół Sztuk Pięknych zarówno 
we Lwowie jak i w Krakowie i Kijowie. Trusz był przede wszystkim wspa-
niałym pejzażystą choć z równym powodzeniem malował portrety czy 

sceny z życia Hucułów. Ponadto zajmował się ilustracją i krytyką arty-
styczną. Większość pejzaży przedstawia bliską artyście, rodzinną ziemię 
okolic Lwowa. Równie chętnie malował pejzaże widziane w czasie swo-
ich licznych podróży. Kolekcja jego dzieł znajduje się w muzeum jego 
imienia – oddziale Lwowskiego Muzeum Sztuki Ukraińskiej, mieszczą-
cym się przy ulicy Iwana Trusza 28. W roku 1996 odsłonięto we Lwowie 
przy ulicy Iwana Franki pomnik malarza, autorstwa rzeźbiarza Serhija 
Oleszko.
Oferowany obraz pochodzi z kolekcji profesora Tadeusza Fiedlera, dwu-
krotnego rektora lwowskiej Politechniki i znanego fi zyka. Profesor Fie-
dler miał w zwyczaju raz do roku kupować obraz do swojego mieszkania 
przy ulicy Ujejskiego. W tworzonej w ten sposób kolekcji znajdowały się 
prace artystów takich jak m. in. Jacek Malczewski. Ukraińska cerkiew-
ka autorstwa Iwana Trusza, zakupiona najprawdopodobniej po jednej 
z wystaw artysty w Towarzystwie Przyjaciół Sztuk Pięknych we Lwowie, 
początkowo znajdowała się w kolekcji Fiedlera w lwowskim mieszka-
niu a następnie wywieziona została do domu inżyniera Karola Huelle 
w Mościcach pod Tarnowem. To ocaliło obrazy i inne pamiątki rodzinne. 
Następnie obraz trafi ł do kolekcji prywatnej w Gdańsku. 

Malował przede wszystkim pejzaże – nastrojowe rozległe stepy i pola ukraińskie oraz 
krajobrazy ze swoich podróży, wypełnione rozproszonym światłem i operujące szeroką 
perspektywą powietrzną.
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Jan Styka – artysta m
alarz. Fotografi a sytuacyjna zrobiona na Capri. N

AC

Jan Styka urodził się 8 kwietnia 1858 r. we Lwowie w czeskiej rodzi-
nie. Jego ojciec był urzędnikiem skarbowym, który często zmieniał 
swoje miejsce urzędowania. Stąd młody Jaś kilkakrotnie musiał 

zmieniać szkoły do których uczęszczał. Będąc w 3 klasie został wysłany 
przez ojca na nauki do Żółkwi u O.O. Dominikanów. Tam miał styczność 
z realistycznym malarstwem historycznym. To właśnie w tym czasie 
„odeszła jego matka Polka żarliwa (z domu Fiałkowska), która zasiała 
w młode serduszko jego i jego siostry Alojzy, pierwsze ziarna gorącej mi-
łości do ojczyzny, jaką później przez całe życie czynem, słowem i pędz-
lem wyznawał” (za: A.Małaczyński, Jan Styka. Szkic biografi czny., Lwów 
1930, s. 6). Swoje pierwsze nauki rysunków młody Jan Styka wyniósł 
z gimnazjum w Brodach. Realne gimnazjum – z niemieckim językiem 
wykładowym, miało w planie obok nauki języków żywych oraz staro-
żytnych, także rysunki geometryczne oraz „wolnoręczne” – jako przed-
miot obowiązkowy od pierwszej klasy. Lekcji rysunków udzielał prof. 
J.Schittawanz, który z iście niemiecką pedanterią w rysunkach wykreśl-
nych oczekiwał również w pracach wolnoręcznych”. Precyzja rysunkowa 
wykształcona w gimnazjum pozwoliła młodemu artyście dostać się do 
klasy rysunkowej profesora Godlewskiego. Liberalne podejście do zasad 
rysunku nowego profesora, bardzo przypadło do gustu Jankowi. Od tej 
pory chłopiec „pochłaniał” ilustracje w „Uber Land and Meer” i w polskiej 
„Strzesze”, a gdy pojawiły się pierwsze ilustracje Gilberta do dzieł Szek-
spira, kupował skwapliwie za zaoszczędzone grosze pojedyncze zeszyty 
niemieckiego wydawnictwa.
Młody artysta przy każdej okazji, odwiedzał atelier artystów. Odwiedzał 
L. Markowskiego i Tadeusza Barącza, którzy chętnie u siebie przyjmowali 
rozmiłowanego w sztuce chłopca widząc w nim materiał na rzeźbiarza. 
„Borykając się z losem, zdobył Janek wreszcie minimalne na wyjazd 
fundusze – i udał się do Wiednia na Akademię Sztuk Pięknych, na która 
na oczywiście został przyjęty. Akademia była szkołą wyższa o 4-letnim 
planie nauki, w której oprócz rysunków i malarstwa trzeba było uczęsz-
czać na wykłady i zdawać egzaminy z anatomii, nauki stylów, perspek-
tyw, a nawet chemii kolorów. (…) Wiedeń miał wówczas silną kolonie 
polską i polskie uniwersyteckie „Ognisko”. Tam Jan Styka spotkał się nie 
tylko z kolegami polakami, ale również z posłami Rady Państwa i z go-

śćmi z kraju. W „Ognisku” debiutował Janek po raz pierwszy jako poeta 
i deklamator” (za: A.Małaczyński, Jan Styka. Szkic biografi czny., Lwów 
1930,s. 15) Wiedeńską Akademią Sztuk Pięknych Jan Styka ukończył ze 
złotym medalem za obraz „Ulisses tropi dzika” oraz ze stypendium “Prix 
de Rome”. Podczas pobytu w Rzymie namalował wiele obrazów czerpiąc 
inspiracje z dzieł sławnych malarzy Włoskich. W latach 1882-1885 stu-
diował u Jana Matejki w Szkole Sztuk Pięknych w Krakowie. Po studiach 
spędził kilka lat w Paryżu, później mieszkał we Lwowie. W roku 1895 po-
dróżował do Palestyny. Po 1900 mieszkał w Paryżu, skąd wyjeżdżał do 
Stanów Zjednoczonych, Włoch i Grecji. Od 1919 wiele czasu spędzał we 
własnym domu na Capri. „Patrząc na działalność i dzieła Jana Styki (…) 
krytycy zagraniczni dziwili się skąd u niego tyle zapału i ognia dla spra-
wy ojczystej, skąd takie umiłowania piękna klasycznego i świata staro-
żytnego – których ani długoletni pobyt za granicą, ani burze żywota, ani 
cynizm bohemy artystycznej, nie był w stanie przytłumić”. (za: s. 7.) Po 
studiach zamieszkał we Lwowie, gdzie prowadził pracownie malarską, 
która szybko zdobyła popularność. Również nazwisko Jana Styki zaczęło 
być rozpoznawalne jako autora dużych obrazów religijnych. Spowinowa-
cony z rodziną Stumpfów, prowadzących w Kielcach interesy, zamieszkał 
i malował w ich domu latach 1888–1890. Wówczas powstał szereg obra-
zów religijnych, m.in. do kościoła św. Wojciecha, oraz portretów. Później 
przeniósł się do Lwowa. 
Uczestnik wielu wystaw, m.in. paryskich Salonów czy Wystawy Świato-
wej w St. Louis (1904). Cieszył się znaczną popularnością, a nawet sławą 
już za życia. Członek Akademii Św. Łukasza w Rzymie. Pomysłodawca 
i współtwórca sławnych panoram m.in. Panoramy bitwy pod Racławica-
mi, zaginionej w czasie wojny panoramy Męczeństwo Chrześcijan w cyrku 
Nerona z 1899 roku, pociętej na fragmenty Panoramy Siedmiogrodzkiej 
z 1897 roku, oraz uznawanej za największy obraz religijny na świecie Gol-
goty, o wymiarach 60 x 15 m z 1986 roku znajdującej się obecnie w Los 
Angeles. Zajmował się również ilustratorstwem, m.in. przygotował ilu-
stracje do luksusowego wydania Quo vadis? H. Sienkiewicza, oraz Iliady 
i Odysei Homera. Zajmował się również portretem. Podróże wywarły 
duży wpływ na tematykę i stylistykę jego obrazów. 

JAN STYKA 
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JAN STYKA (1858 – 1925)

CHRYSTUS Z TRZCINĄ I KORONĄ CIERNIOWĄ W RĘKU, 1925

olej, płótno, 102,5 x 66 cm
sygn. p.d.: Jan Styka A.D. MCMXXV
na odwrocie nalepka wystawowa Miejskiej Galerii Sztuki w Łodzi z tytułem „Chrystus z trzciną 
i koroną cierniową w ręku”, olejny, z datą przyjęcia 16/VI 30r oraz nr katalogowym 28
na blejtramie etykietka: JAN STYKA 45. Christ (couronne d’epines en mains) (Chrystus trzymający 
trzcinę i korone cierniową)

 Cena wywoławcza: 190 000 zł
Estymacja: 220 000 – 280 000 zł

PROWENIENCJA:
Polska, kolekcja prywatna
Paryż, kolekcja prywatna

WYSTAWIANY:
Warszawa – Łódź – Katowice – Kraków – Lwów – Poznań, +Jan Styka, Tade. Styka, Adam Styka, 1930-31.

OPISANY:
+Jan Styka, Tade. Styka, Adam Styka [katalog wystawy], Warszawa – Łódź – Katowice – Kraków – Lwów – 
Poznań, 1930-31, poz. 28.

LITERATURA:
por. Małaczyński A., Jan Styka (szkic biografi czny), Lwów, 1930, s. 66.
(Jan Styka „Chrystus z cierniową koroną, 1925” – obraz darowany przez malarza do zbiorów Watykanu)
por. Czapliński Cz., Saga rodu Styków, Nowy Jork, 1988, s. 48.

Ostatnimi dwoma obrazami, nad których wykończeniem niemal do ostat-
nich chwil życia Styka pracował, był obraz „Quo vadis Domine?“ przezna-
czony do kaplicy na via Appia w Rzymie i „Chrystus z cierniową koroną 
w ręku“ przeznaczony jako dar dla Watykanu. Niestety nieubłagana śmierć 

przecięła nić pracowitego żywota. Przeziębiwszy się w Capri przed Wielka-
nocą, podążył mimo niemocy 8 kwietnia 1925 do Rzymu, ażeby w „anno 
santo“ odwieźć obrazy ofi arowane do Rzymu. – tak w 1930 roku dr Alek-
sander Małaczyński opisywał w szkicu biografi cznym poświęconym ar-
tyście (Jan Styka. Szkic biografi czny, Lwów 1930) jego ostatnią drogę do 
Rzymu. Obraz Chrystusa z cierniową koroną w ręku – pretekst pospiesz-
nego wyjazdu do Wiecznego Miasta, namalowany został przez artystę 
w 1924 roku podczas jego pobytu na wyspie Capri. Ostatnie lata swojego 
życie Jan Styka spędził we Włoszech. W 1919 roku zauroczony pięknem 
Capri zakupił tam antykizującą willę, nazywaną Certosella, która stała 
się miejscem wizyt wielu Polaków i cudzoziemców. Wisiały w niej obrazy 
Styki inspirowane powieścią „Quo vadis” Sienkiewicza. W tym samym 
roku artysta został mianowany członkiem Królewskiej Akademii Sztuk 
Pięknych w Rzymie, a niedługo później otrzymał krzyż Legii Honorowej. 
Oferowany obraz powtarza motyw Chrystusa z cierniową koroną 

w ręku z płótna darowanego przez artystę do Watykanu. Namalowany 
w 1925 roku jest jedną z ostatnich prac jakie wyszły spod pędzla Jana 
Styki przed śmiercią w czerwcu tegoż samego roku. Obraz przedstawia 
Chrystusa w ujęciu portretowym, z koroną cierniową na głowie i trzciną 
w ręku. Atrybuty męki pańskiej odsyłają widza do misterium triduum 
paschalnego rozpoczynającego się wielkopiątkowym wspomnieniem 
ujęcia Chrystusa, przesłuchania przed Piłatem, cierniem ukoronowa-
nia a następnie drogi krzyżowej i śmierci. Także kolor szaty Chrystusa – 
szkarłatna czerwień – symbolizuje jego mękę. Wszystkie te motywy były 
bliskie malarstwu Jana Styki, który był człowiekiem wiary i chętnie po-
dejmował tematykę chrystologiczną. Świadczą o tym malowane przed 
śmiercią obrazy z cyklu „z życia Chrystusa” jak i powstała wcześniej mo-
numentalna kompozycja pt. Golgota oraz szereg płócien, m.in. Pochód 
na Golgotę, Głowa Chrystusa czy Chrystus dumający nad Jerozolimą. 
Można tylko domniemywać, że motyw ten, przez okoliczności, w któ-
rych był stworzony nabrał dla autora szczególnego znaczenia i posta-
nowił utrwalić go ponownie. Nie ulega wątpliwości, że wymowa, siła 
oddziaływania, jak również wartość historyczna tego obrazu jest nieza-
przeczalna, zwłaszcza biorąc pod uwagę lokalizację jego pierwowzoru.
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JAN STYKA (1858 – 1925)

W DRODZE NA GOLGOTĘ

olej, płótno, 80 x 130 cm
sygn. p.d.: Jan Styka

Cena wywoławcza: 100 000 zł
Estymacja: 120 000 – 180 000 zł

PROWENIENCJA:
Kraków, kolekcja prywatna
Francja, kolekcja prywatna

Tematyka chrystologiczna była stałym elementem twórczości Jana Sty-
ki a do najbardziej znanych obrazów zaliczyć można monumentalną 
kompozycję pt. Golgota oraz szereg płócien, m.in. Pochód na Golgotę, 
Głowę Chrystusa, Chrystusa dumającego nad Jerozolimą, a tuż przed 
śmiercią cykl z życia Chrystusa, Quo vadis Domine i Chrystusa z koroną 
cierniową w ręku. Obrazy pasyjne, ilustrujące mękę pańską, rozwijały 
się w malarstwie europejskim od okresu średniowiecza. Początkowo 
wyróżniały się ekspresją a wizerunek Jezusa poniżonego, skatowane-
go przez oprawców poruszał widzów do głębi. W czasach późniejszych 
dzieła pasyjne zatraciły ten rys dramatyzmu, stając się malowidłami 
oddającymi w większym stopniu nastrój smutku, skłaniającymi do 
refl eksji. Oferowany obraz przedstawia upadek Jezusa pod ciężarem 
krzyża w drodze na Golgotę. Towarzyszy mu matka jego Maryja wraz 
z Marią Magdaleną i uczniem Jezusa Janem. W oddali rysuje się sylwet-
ka murów Jerozolimy, z której bram wylewa się tłum chcący odprowa-
dzić Chrystusa na miejsce kaźni. Kompozycja jest narracyjna w swym 
charakterze ale nie pozbawiona ekspresji. Uniesione w górę w geście 
rozpaczy ramiona mężczyzn, żołnierze chroniący pochód przed napo-
rem tłumu i wreszcie postać Jezusa leżącego na ziemi pod krzyżem, 
fi gura znęcającego się nad nim oprawcy z biczem w ręku – to wszyst-
ko nadaje scenie dramatyzmu, potęguje realizm każąc zatrzymać się 
w zadumie. Niezapomniane przeżycie wymalowane pędzlem artysty, 
udziela się wszystkim oglądającym. Krajobraz tego miejsca i widocz-
nych na horyzoncie wzgórz oraz architektura Jerozolimy namalowa-
ne na płótnie, powstały w oparciu o specjalnie zrobione przez autora 
szkice, kiedy odwiedzał w tym celu Ziemię Świętą, aby lepiej zapoznać 

się z topografi ą miejsca śmierci Jezusa. Temat pochodu na Golgotę 
i ukrzyżowania podejmowany był przez Jana Stykę często a najwspa-
nialszej realizacji doczekał się on w monumentalnej panoramie Golgo-
ta z 1896 roku – największym malowidle religijnym świata (60 x 15 m). 
Obecnie obraz eksponowany jest na cmentarzu Forest Lawn Memorial 
Park w Glendale w Kalifornii, na którym spoczywają Tadeusz oraz Jan 
Styka, którego prochy przeniesiono tu w 1959 roku z Rzymu. Panorama 
„Golgota” powstała w latach 1895-96 z inicjatywy wielkiego przyjaciela 
Jana Styki, wybitnego pianisty i męża stanu, Ignacego Paderewskiego.
Ogromna panorama przedstawiająca ukrzyżowanie Chrystusa, pokaza-
na została po raz pierwszy we Lwowie wiosną 1896 r., w czasie wielkich 

uroczystości wielkanocnych. Od stycznia 1897 eksponowana była przez 
rok w Warszawie, a następnie wysłana na kolejne trzy lata do Moskwy 
i na dalszy rok do Kijowa, by wreszcie trafi ć do Nowego Jorku, dalej do 
Chicago aż wreszcie do Kalifornii.
Oferowana praca bezsprzecznie należy do najlepiej rozwiniętego gatun-
ku przedstawień w twórczości Jana Styki. Obrazy poświęcone tematyce 
religijnej a zwłaszcza pasyjnej odegrały wielką rolę w życiu artysty. Styka 
miał do nich stosunek niemalże personalny taki jaki można mieć wzglę-
dem wiary w Boga. Niezaprzeczalnie fundamentem na którym zbudo-
wał Jan Styka swą sztukę był właśnie kult chrześcijaństwa i polskości. 
Był malarzem wybitnym, postacią nietuzinkową i prawdziwie kosmopo-
lityczną. Oferowana praca jest prawdziwą perłą dla miłośników polskiej 
sztuki gdyż obrazy Jana Styki pojawiają się na rynku antykwarycznym 
niezwykle rzadko. 

Malarz i poeta, mistrz pędzla i pióra, wszechstronny talent, duch żywy i otwarty na każdą nową 
formę piękna, był w swoim czasie, i jest nadal dziś, godnym podziwu przykładem tego, co artysta 
wykształcony, utalentowany i [niemal] genialny, szczery i wrażliwy może stworzyć.

 fragment artykułu poświęconego Janowi Styce w 10 rocznicę śmierci artysty, Osservatore Romano 28.04.1935
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TADEUSZ STYKA (1889 – 1954)

PORTRET DZIEWCZYNY Z WINOGRONAMI

olej, płyta, 45 x 62 cm
sygn. l.d.: TADE. STYKA

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

Tadeusz Styka urodził się w 1889 roku w Kielcach. Był synem malarza 
Jana Styki oraz starszym bratem Adama Styki. Tadeusz już jako dziec-
ko przejawiał niezwykłe zdolności plastyczne. Swoje pierwsze lekcje 
malarstwa pobierał od ojca. W późniejszym czasie Tadeusz kształcił się 
w Paryżu u Eugene Carriere’a i Jean-Jacquesa Hennera. Już od wcze-
snych lat swojej twórczości wiele wystawiał – na Salonach w Paryżu oraz 
w wielu miastach Francji, w Londynie, Nowym Jorku, Chicago, w Kana-
dzie i w Polsce. Często współpracował z ojcem wykonując, m.in. szkice 
do zamierzonej panoramy Bitwy pod Grunwaldem. W czasie swoich 
podróży szczególną fascynacją dażył już od pierwszej wizyty w roku 
1904 Amerykę. Szczególne wrażenie zrobił na nim Nowy Jork Dzięki 
kilkumiesięcznemu pobytowi w tym wyjątkowym mieście (od listopa-
da 1904 do lutego 1905), poznał wielu znanych artystów i zetknął się 
ze współczesnymi nurtami malarstwa światowego. To było powodem, 
że po ukończeniu studiów w Paryżu i zdobyciu tam uznania jako ma-

larz-portrecista, coraz częściej odbywał podróże do Nowego Jorku. Był 
tu przyjmowany nie tylko w środowisku wybitnych artystów, ale także 
i polityków. Wykonywał portrety wielu znanych amerykańskich posta-
ci, w tym wielokrotnie reprodukowany portret sławnej polskiej aktorki 
Poli Negri. Od 1929 roku Tadeusz Styka zamieszkał na stałe w Nowym 
Jorku, gdzie założył rodzinę i w swoim ekskluzywnym atelier, w sa-
mym sercu Manhattanu, przy Central Park, przyjmował najwybitniejsze 
amerykańskie osobistości. Tu powstały słynne, eksponowane obecnie 
w najbardziej prestiżowych miejscach Ameryki portrety: Sarah Delano 
Roosevelt, prezydentów USA – Herberta Hoovera, Franklina Roosevelta, 
Harry'ego Trumana, a także naszego wielkiego rodaka Jana Ignacego 
Paderewskiego oraz portrety dziesiątków najznakomitszych postaci ze 
świata kultury, sztuki i polityki przebywających na stałe lub czasowo 
w Ameryce.

Portrety Tadeusza Styki, na których są podobizny „high lifu” Europy i Ameryki, posiadają 
wyjątkowy wdzięk wykwintu w najlepszym stylu, przy trafnej charakterystyce osób 
i wiernym oddaniu ich podobieństwa. Portrety te drażniły i drażnią cyganerię artystyczną, 
tak jak drażni obecność dobrze skrojonego fraka wśród wymietoszonych surdutów. 
– Witold Bunikiewicz 

cytat za: Quo Vadis Jana Styki – Tadeusz Styka – Adam Styka, TZSP w Warszawie, luty 1936, s.7.
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CYPRIAN GODEBSKI (1835 – 1909)

FAUN GRAJĄCY NA FLETNI

brąz, wys. 45 cm
sygn. na podstawie: Cyp. Godebski

Cena wywoławcza: 17 000 zł
Estymacja: 20 000 – 30 000 zł

PROWENIENCJA:
Polska, kolekcja prywatna
Wiedeń, kolekcja prywatna
Berlin, Auktionshaus Dannenberg, aukcja 04.06.2010, poz. 405.

Cyprian Godebski był polskim rzeźbiarzem, który większość swojego 
życia spędził poza granicami kraju. Był wnukiem Cypriana (Kamila) 
Godebskiego – poety, pisarza oraz syna Franciszka Ksawerego, po-
wstańca i działacza emigracyjnego oraz w późniejszych latach historyka 
i kustosza Ossolineum. Swoją edukację artystyczną Cyprian Godebski 
rozpoczął w Szkole Polskiej Narodowej w Batignales, by w następnych 
latach kształcić się w pracowni rzeźbiarskiej F. Jouff roy. Pierwsze mał-
żeństwo zawarł z Zofi ą z Servaisów, córką belgijskiego wiolonczelisty 
Adriena-Francois Servais, dla którego Godebski wykonywał monumen-
talny pomnik. Owocem małżeństwa była córka Misia Sert (Maria Zofi a 
Olga Zenajda Godebska), uwielbiana w środowisku artystycznym. 
W 1875 r. przybył do Warszawy z druga żoną, Matyldą z domu Rosen, 
z którą zaczął prowadzić salon skupiający tutejsze elity intelektualno-
-artystyczne. W tym również czasie rozpoczął pisanie felietonów zaty-
tułowanych Listy o sztuce, publikowanych na łamach Gazety Polskiej, 
które przyczyniły się do ożywienia życia kulturalnego stolicy. Należał do 
artystów cieszących się za życia międzynarodową sławą. Pozostał wier-
ny stylistyce akademickiej, której zasad nauczył się w Paryżu i Petersbur-

gu. Na uwagę zasługuje mistrzostwo artysty przejawiające się w mode-
lunku postaci oraz opracowaniu detalu. Za granicą do zrealizowanych 
według jego projektów dzieł monumentalnych należą m. in. Pomnik 
Wyzwolenia w stolicy Peru, Limie (1859 – 1866). Rzeźba Godebskiego 
do dziś zdobi operę w Monte Carlo. W Warszawie można oglądać jego 
monumentalny pomnika Adama Mickiewicza oraz marmurowe popier-
sie żony Zofi i Servais (Muzeum Narodowe w Warszawie). Jego obrazy 
były prezentowane na otwarciach paryskich salonów: m.in. w Palais 
de l'Industrie, Champes – Elys czy w Téâtre d'Application. W 1897r. zo-
stał prezesem Polskiego Koła Artystyczno – Literackiego w Paryżu. Do 
głównych zadań tej organizacji należało gromadzenie i wspieranie ar-
tystów i literatów polskich. Cyprian Godebski otrzymywał zlecenia od 
władz i osób prywatnych w wielu krajach. Mieszkał i pracował we Lwo-
wie, Petersburgu, Wiedniu, Paryżu, Belgii. Był człowiekiem światowym, 
głodnym wiedzy i stawiania sobie nowych celów. Dzięki jego rozległej 
działalności zrzeszającej grupę artystów, umożliwił błyskawiczną karie-
rę wielu polskim malarzom m. in. Józefowi Chełmońskiemu.

Godebski jest jednym z najbardziej wziętych rzeźbiarzy ostatniej ćwierci XIX stulecia. Zarówno 
na ziemiach polskich, jak i na arenie międzynarodowej. Większość życia spędził w Paryżu gdzie 
zrealizował szereg zamówień na rzeźby monumentalne, dekoracyjne, sakralne, sepulkralne 
i portretowe. W swojej twórczości pozostał wierny akademickim wzorcom nakazującym 
kształtowanie posągów w oparciu o style historyczne. Wykonywał również tzw. typ dekoratywnej 
fi gury salonowej. Ujmowana tematyka mitologiczna jest pretekstem dla ukazania pełnej 
pikanterii scen rodzajowych.

cytat za: Figura w rzeźbie polskiej XIX i XX wieku, Galeria Sztuki Współczesnej Zachęta, Warszawa 1999, s. 60.
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Polski dramatopisarz, poeta, malarz, grafi k, twórca nowoczesnego 
teatru polskiego. Jest nazywany czwartym wieszczem polskim. 
Stanisław Wyspiański urodził się 15 stycznia 1869 roku w Krakowie. 

Był synem Franciszka, rzeźbiarza i fotografi ka oraz Marii z Rogowskich. 
Nagła śmierć matki spadła na Wyspiańskich niespodziewanie. Już w wie-
ku siedmiu lat młody Stanisław został pod opieką ojca, który nie potra-
fi ąc sprawować nad nim opieki poprosił o pomoc krewnych – Kazimierza 
i Joannę Stankiewiczów. Bezdzietne, wykształcone małżeństwo wycho-
wywało chłopca jak własnego syna. W ich domu nie brakowało niczego, 
a wśród ich znajomych i gości pojawiali się ludzie wysokiej kultury m.in.: 
Jan Matejko, Józef Szujski, Karol Estreicher, czy Władysław Łuszczkie-
wicz. Stanisław Wyspiański kształcił się w słynnym i mającym wielowie-
kowe tradycje gimnazjum Św. Anny w Krakowie, gdzie wykłady odbywały 
się w języku polskim, a szczególnie dużo uwagi przykładano do nauki hi-
storii Polski i literatury polskiej. „W latach szkolnych był Wyspiańskiemu 
rysunek najgorętszym umiłowaniem i nieodzowną potrzebą, środkiem 
spowiedzi z wszelkich silniejszych wrażeń, jakich doznał czy to od świata 
otaczającego, czy z arcydzieł poezji, w których się rozczytywał skwapli-
wie. Z krakowskich ludzi ówczesnych oddziaływał najsilniej na rozbudze-
nie jego duszy Matejko, będący u zenitu sławy. Widywał go Wyspiański 
od dziecka w domu wujostwa, u których się wychowywał; wpatrywał się 
w jego dzieła z uniesieniem, przerysowywał kompozycje. Przeszłość sła-
wiona przez Matejkę, roztrząsana przez głośnych historyków, przeszłość, 
o której mówi dobitnie każdy kamień Krakowa, stała się już w gimnazjum 
osią zainteresowań Wyspiańskiego. Chodził po kościołach i domach kra-
kowskich, rysował z zapałem architekturę i pomniki, wybierał się na wy-
cieczki w okolicę i wnikał z coraz gorętszym zainteresowaniem w dzieła 
sztuki i pamiątki dawnych wieków” (Szydłowski T., Stanisław Wyspiański, 
Nakład Gebethera i Wolff a, Warszawa 1930, s.6). W gimnazjum Stanisław 
Wyspiański nawiązał przyjacielskie stosunki z Józefem Mehoff erem, Lu-
cjanem Rydlem, Stanisławem Estreicherem, Henrykiem Opieńskim, czy 
Jerzym Żuławskim. W 1887 roku po ukończeniu egzaminów wstępnych 
Wyspiański zapisał się na wydział Filozofi i Uniwersytetu Jagiellońskiego, 
gdzie uczęszczał na zajęcia i wykłady z historii sztuki i literatury. W tym 
samym roku zdał również egzaminy wstępne w Akademii Sztuk Pięk-

nych w Krakowie, w czasie kiedy pierwszym dyrektorem tej uczelni był 
Jan Matejko. Stanisław Wyspiański już na początku studiów, był wybija-
jącym się studentem. Zauważywszy to, Jan Matejko wyróżnił studenta, 
powierzając mu współudział przy wykonywaniu zaprojektowanej przez 
siebie polichromii odnawianego kościoła Mariackiego: kult Matejki nie 
zdołał pchnąć Wyspiańskiego na tory malarstwa historycznego, nato-
miast wyjątkowe i jedyne w twórczości Matejki dzieło z zakresu ściennej 
dekoracji jakim jest polichromia kościoła N. P. Marii, wywarła nań wra-
żenie niezmiernie silne i płodne w następstwa. Pochłonięty urokiem 
piękna mariackiego wnętrza, ujrzał Wyspiański w malarstwie religijno 
– dekoracyjnym – wzniosłej architekturze starodawnej przepych barwy 
i blask fi guralnych kompozycji – swe najszczytniejsze zadanie i pole dla 
siebie właściwe (Szydłowski T., Stanisław Wyspiański, Nakład Gebethera 
i Wolff a, Warszawa 1930, s.8). W 1890 udał się w podróż zagraniczną przez 
Włochy i Szwajcarię do Francji,gdzie studiował sztukę średniowiecza, 
a następnie do Niemiec i Pragi. W latach 1891-1894 trzykrotnie przeby-
wał w Paryżu, gdzie uczęszczał do prywatnej Acadėmie Colarossi, zetknął 
się m.in. z Paulem Gauguinem i Władysławem Ślewińskim, uczęszczał na 
spektakle teatralne i operowe. Żył wówczas w trudnych warunkach mate-
rialnych korzystając ze stypendium z Szkoły Sztuk Pięknych. Poszerzając 
swój warsztat malarski, stopniowo coraz więcej uwagi poświęcał teatro-
wi. Po powrocie do Krakowa,nawiązał współpracę z Teatrem Miejskim 
w Krakowie. W roku 1897 rozpoczął współpracę z krakowskim "Życiem" 
jako ilustrator. Powstały wówczas próby dramatu: "Królowa Polskiej Ko-
rony" (w ścisłym związku z kartonami witraży dla Lwowa), wstępne redak-
cje "Legendy", "Warszawianki", "Daniela", "Meleagra" (1892-1894).
Projektował wnętrza i meble. W 1905 stawiając swoją kandydaturę na 
stanowisko dyrektora krakowskiego Teatru Miejskiego planował od-
nowienie i wzbogacenie wielkiego repertuaru teatralnego. Ostatecznie 
dyrektorem został Ludwik Solski. Od wielu lat ciężko chory podupadał 
na zdrowiu, wreszcie unieruchomiony w podkrakowskich Węgrzcach 
kończył rozpoczęte dzieła. Zmarł 28 listopada 1907 w Krakowie. Pogrzeb 
Wyspiańskiego stał się manifestacją narodową, pochowany w grobach 
zasłużonych na Skałce. 

STANISŁAW WYSPIAŃSKI

Tę wielkość wskrzesić, siły Narodu obudzić z martwoty, było jego życia całą treścią. Duch, do 
najpotężniejszych rwący się lotów, uszlachetniał wielostronnością swych zdolności i zainteresowań 
rozliczne dziedziny sztuki, tworzył podstawy nowej wielkiej kultury artystycznej. (…) Trawiony 
walką o swe sny twórcze i chorobą, która niszczyła organizm. Zgasł za młodu, przed czasem, 
rozbłysnąwszy jak cudowny meteor w mrokach okresu Polski niewolnej, w przededniu jej 
zmartwychwstania, które przeczuwał, które zapowiadał żywotnością i blaskiem swej wielkiej 
polskiej duszy. – Tadeusz Szydłowski, Kraków, wiosna 1927
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STANISŁAW WYSPIAŃSKI (1869 – 1907)

PORTRET DZIEWCZYNY, 1898

pastel, kredka, papier, 31,5 x 23,2 cm
sygn. monogramem wiązanym l.g.: SW 1898 
na odwrocie nalepka warszawskiego antykwariatu Abe Gutnajera, Warszawa, ul. Mazowiecka 11. 

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

PROWENIENCJA:
Polska, kolekcja prywatna
Dom Aukcyjny Agra Art, aukcja 20.03.1994, poz. 12.
Warszawa, antykwariat Abe Gutnajera
Muzeum Narodowe w Krakowie
Kraków, własność Ireny Łepkowskiej
Kraków Bronowice, własność prof. dr. Wincentego Łepkowskiego 

WYSTAWIANY:
Muzeum Narodowe w Krakowie, Stanisław Wyspiański. Wystawa jubileuszowa 1907-1957, Kraków, grudzień 1957- listopad 1958.

REPRODUKOWANY:
Stanisław Wyspiański. Wystawa jubileuszowa 1907-1957, wyd. MNK, 1958, s. 145, poz. 17.

OPISANY: 
Przybyszewski S., Żuk-Skarszewski T., Świerz S., Stanisław Wyspiański. Dzieła malarskie, Biblioteka Polska, Kraków, Warszawa, 
Bydgoszcz 1925, s. 117, nr 288 ( jako Głowa dziewczyny)
Stanisław Wyspiański. Wystawa jubileuszowa 1907-1957, wyd. MNK, 1958, s. 49, nr 34 ( jako Studium dziewczyny).

(…) przeto uznać należy głęboką treść portretów Wyspiańskiego, w których artysta umiał wydobyć pomimo 
stylizacji najbardziej istotne wartości życia ludzkiego. Obrazy macierzyństwa i portrety dzieci, należące do spuścizny 
Wyspiańskiego, mówią też o tym, że prawdziwie głębokie przeżycia artystyczne, niezależnie od form uznanych 
i stosowanych w danym okresie, prowadzą do powstania dzieł sztuki o trwałej wartości. Portrety dziecięce i obrazy 
macierzyństwa, przedstawiające kobiety z ludu, stanowią jedną z najbogatszych gałęzi plastyki Wyspiańskiego; one 
to, dalekie od sztuczności i często dekadenckiej pozy artystów okresu secesji, stawiają go w rzędzie wielkich malarzy 
europejskich. 

Skierkowska E., Plastyka Stanisława Wyspiańskiego na tle ówczesnych kierunków artystycznych, Wrocław – Kraków 1958, s. 56).

Portret nieznanej dziewczynki nakreślony wyrazistą, secesyjną kreską 
oddaje nie tylko fi zjonomię dziecka ale przede wszystkim ujawnia, tak 
trudny do pojęcia przez dorosłych, stan intensywnego, wewnętrznego 
przeżywania świata przypadający na okres dojrzewania. Wyspiański 
potwierdza tym samym wielkie mistrzostwo jakie osiągnął w psycholo-
gicznej analizie portretowanych modeli. W oferowanej pracy doskonale 
udało mu się uchwycić ulotny moment, w którym dziewczynka zdaje się 
przechodzić z błogiego stanu dzieciństwa w dorosłość. Jest w tej dzie-
cięcej jeszcze postaci dziewczynki pierwiastek dorastającej panny, z jej 
niepewnym, nieśmiałym uśmiechem, policzkami pokrytymi rumieńcem 
i jakby wycofanym spojrzeniem.
Studium dziewczyny wykonane zostało w technice mieszanej opierają-
cej się na użyciu nie tylko pasteli ale i kredki. Powstałe w 1898 roku sta-

nowi przykład dojrzałego już warsztatu Wyspiańskiego-portrecisty, któ-
ry osiągnąwszy mistrzowską biegłość w rysunku mógł pozwolić sobie 
na wzbogacenie tradycyjnej techniki pastelowej. Użycie pasteli dawało 
bowiem artyście ogromne możliwości operowania kolorem i szybkość 
wykonania a rysunek kredką był bardziej wymagający. W oferowanym 
portrecie można odnaleźć komplet cech charakterystyczny dla tego ga-
tunku – miękką, elastyczną i falistą linię, wyraźne, mocne kontury. Czer-
piąca inspirację z modernistycznych trendów malarstwa postimpre-
sjonistów, prerafaelitów i ekspresjonistów ta pełna znaczeń, linearno 
– płaszczyznowa kompozycja uwodzi barwą i nowatorstwem wykona-
nia. Na podkreślenie zasługuje fakt, że obraz od wczesnych lat 90. XX w. 
znajduje się w jednej z bardziej interesujących kolekcji sztuki polskiej.
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STANISŁAW WYSPIAŃSKI (1869 – 1907)

PORTRET KAZIMIERZA STANKIEWICZA, 1894

pastel, karton, 58 x 42 cm
sygn. l.d.: Stanisław Wyspiański/ Kraków Luty 1894 

Cena wywoławcza: 450 000 zł
Estymacja: 500 000 – 700 000 zł

PROWENIENCJA:
Polska, kolekcja prywatna
Dom Aukcyjny Agra Art, aukcja 20.03.1994, poz. 12.
Przemyśl, własność Jadwigi Ekiertowej

OPISANY:
Przybyszewski S., Żuk-Skarszewski T., Świerz S., Stanisław Wyspiański. Dzieła malarskie, Biblioteka Polska, 
Kraków, Warszawa, Bydgoszcz 1925, s. 109, nr 104.

Kazimierz Stankiewicz (1818-1895) był spiskowcem, emigrantem, 
uczestnikiem powstania krakowskiego (1846). Od 1873 roku zarządca 
Kasy Oszczędności miasta Krakowa. 17 stycznia 1880 zawarł związek 
małżeński z Joanną Klarą Rogowską, siostrą Marii Rogowskiej Wyspiań-
skiej. Parę miesięcy po ślubie przyjął na wychowanie siostrzeńca swej 
żony – małego Stasia Wyspiańskiego. Wuj wywarł znaczny wpływ na doj-
rzewanie intelektualne wychowanka, który w zasobnej bibliotece domu 
Stankiewiczów znalazł szeroki wybór klasyków literatury starogreckiej 
i europejskiej, dzieła polskich romantyków oraz prace historyczne. 
„Znałem kogoś, co mnie umiał znakomicie inicjować w czytanej lite-
raturze i wybierając dla mnie i wskazując mi same arcydzieła, nauczył 
mnie, co czytać i zapoznał mnie z prześlicznymi rzeczami, o jakich wie-
lu śmiertelnych nie ma pojęcia” pisał Wyspiański w jednym z listów do 

swojego przyjaciela Henryka Opieńskiego (Listy Stanisława Wyspiań-

skiego do Józefa Mehoff era, Henryka Opieńskiego i Tadeusza Stryjeń-
skiego, oprac. Maria Rydlowa, Kraków, 1994). Wuj wpajał Wyspiańskie-
mu miłość do literatury i sztuki, ułatwił dostęp do zbiorów krakowskiego 
Muzeum Narodowego, którego dyrektorem był przyjaciel domu Stankie-
wiczów – Władysław Łuszczkiewicz. Ponadto polecił opiece Jana Matej-
ki i wspierał fi nansowo. Wuj Kazimierz Stankiewicz, sam mający prze-
szłość rewolucyjną, przekazał Wyspiańskiemu swą fascynację zbrojnym 
czynem niepodległościowym i miał wielki wpływ na kształtowanie się 
politycznych i narodowych poglądów artysty. Wujostwo Stankiewiczo-
wie odegrali niezwykle ważną rolę w życiu Stanisława Wyspiańskiego 
czego liczne dowody można odnaleźć w listach pisanych przez artystę 
do przyjaciół.

Z mężem moim poszło nadzwyczaj łatwo […]. Widział moją wielką miłość do siostry, do jej 
jedynego synka, moją boleść po jej stracie, lęk o tę wielką sierotę, i zdecydowaliśmy zaraz, 
aby jak najprędzej zabrać małego Stasia, zająć się jego wychowaniem, nauką i kochać go jak 
własne dziecko. […] Zawojował tak wuja, że ten zamiast iść ręka w rękę ze mną, razem z tym 
młodzieniaszkiem spiskowali na mnie i Staś robił bez zastrzeżeń co chciał […] mój mąż kochał 
go nad życie, czego tylko Staś zapragnął, jakąkolwiek najdziwniejszą fantazję objawił, już mąż 
spieszył, aby dogodzić i woli jego zadośćuczynić. – Joanna Klara Rogowska Stankiewiczowa

fragment z katalogu wystawy Jak meteor… Stanisław Wyspiański 1869-1907. Artyście w setną rocznicę śmierci – Muzeum Narodowe 
w Warszawie, 10 sierpnia – 14 października 2007.



60 / AUKCJA DZIEŁ SZTUKI 61/

21
STANISŁAW WYSPIAŃSKI (1869 – 1907)

PORTRET DZIEWCZYNKI, 1900

pastel, papier, 34 x 28 cm w świetle oprawy
sygn. monogramem p.g.: SW/1900 

Cena wywoławcza: 110 000 zł
Estymacja: 150 000 – 250 000 zł

PROWENIENCJA:
Warszawa, kolekcja prywatna
zakup w warszawskiej galerii w latach 90. XX w.

W jednej tylko dziedzinie malarstwa portretowego bogactwem spuścizny i jej wartością 
artystyczną przerasta Wyspiański Van Gogha – jest nieprześcigniony jako malarz dzieci 
i macierzyństwa. Artysta w sposób prosty i bezpośredni oddaje reakcje psychiczne dzieci małych 
i nieco starszych. (…) Świat dziecięcy Wyspiańskiego jest żywy, bogaty, różnorodny. 

cytat za: Skierkowska E., Plastyka Stanisława Wyspiańskiego, Wrocław-Kraków, 1958, ss. 54-55.

Stanisław Wyspiański zasłynął jako portrecista dzieci. Żaden inny pol-
ski artysta nie stworzył tak wielu i takiej klasy portretów małych modeli. 
Śmiało można stwierdzić, że są one też fenomenem na skalę europej-
ską. Malowanie dzieci sprawiało Wyspiańskiemu radość. Były one te-
matem najwcześniejszego etapu twórczości artysty, który wykonywał 
portrety zarówno podczas podróży zagranicznych jak i w rodzinnym 
Krakowie. Za modeli służyły mu mali proletariusze, córki stróżów i prze-
kupek, biedni chłopcy z ulicy a odkąd urodziły mu się dzieci to one stały 
się bohaterami większości przedstawień. Wyspiański stworzył wizerunki 
pozbawione przesadnego sentymentalizmu czy częstego w przypadku 
tego gatunku przesłodzenia. Jego bohaterowie – delikatni i wzruszający 
– są przede wszystkim prawdziwi. Realizm obserwacji sprawia, że w por-
tretach Wyspiańskiego nie ma śladu sztucznej pozy a dzieci uchwyco-
ne są w charakterystycznych dla ich wieku pozach – wyrwane ze snu 
przecierają oczy, oparte o stół wyciągają rękę po leżący nań przedmiot, 
czasem są smutne, czasem zamyślone, uczucia malujące się na ich 

twarzach są zawsze szczere. Na wielu portretach widzimy jakby postaci 
z innego świata (Helenka), zamyślone znajdują się gdzieś w sferze swojej 
wyobraźni (Chłopiec z pistoletami), śpiące wyglądają jakby odpłynęły 
w dalekie krainy (Śpiący Staś). 
W portretach dziecięcych rysunek jest szkicowy, płaski, pozbawiony 
bryłowatości. Linia splątana, giętka i dekoracyjna przypomina sztukę 
niemieckiej i wiedeńskiej secesji. Wyspiański koncentruje swoją uwagę 
na wyrazie twarzy portretowanego. Nie przedstawia żadnych zbędnych 
szczegółów, nie ma mebli, kotar, akcesoriów, nie ma też tła co powo-
duje, że nie wiemy w jakim wnętrzu znajduje się model. Istotą portre-
tu w zamyśle artysty jest bowiem psychologia małego człowieka, jego 
dziecięctwo ukryte w geście, minie, spojrzeniu. Można powtórzyć za 
Martą Tomczyk-Maryon, że dzieci były dla artysty medium, przez które 
wchodził do krainy podświadomości, marzeń, innej rzeczywistości. (Wy-
spiański, wyd. PIW, Warszawa 2009, s. 216) 
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Julian Fałat urodził się w 1853 roku w Tuligłowach. Pochodził z rodzi-
ny osadzonej w tradycyjnych wartościach surowości i pobożności. 
Od najmłodszych 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 Monachium pod kierunkiem Jerzego Raaba, a także Józefa 
Brandta, a potem w Rzymie i w Paryżu. W latach 1885 – 1886 odbył wielką 
podróż dookoła 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 cesa-
rzem Wilhelmem II, wówczas jeszcze następcą tronu. Ten powołał go do 
Berlina, gdzie przez szereg lat artysta był jego nadwornym malarzem. 
Brał udział w wystawach 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. Posady profesorskie zaproponował gronu najwybitniejszych 
modernistów, Stanisławowi Wyspiańskiemu, Leonowi Wyczółkowskie-
mu, Jackowi Malczewskiemu, Józefowi Mehoff  erowi, Janowi Stanisław-
skiemu, Teodorowi Axentowiczowi, Konstantemu Laszczce, Stanisławo-
wi Dębickiemu, Ferdynandowi Ruszczycowi i Józefowi Pankiewiczowi, 

otwierając tym samym nowy rozdział w dziejach polskiego szkolnictwa 
artystycznego. 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 spra-
wował urząd dyrektora Departamentu Sztuki w Ministerstwie Wyznań Re-
ligijnych i Oświecenia Publicznego. Przede wszystkim jednak był człon-
kiem Towarzystwa Artystów Polskich Sztuka, ugrupowania skupiającego 
od 1897 koryfeuszy malarstwa polskiego. Swe prace pokazywał regular-
nie 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 ju-
bileuszową artysty. Artysta prezentował swe prace także za granicą, m.in. 
w Paryżu, Liége, Berlinie, Monachium, Chicago, Wiedniu Düsseldorfi  e, 
Saint Louis, Wenecji i Rzymie. Został odznaczony srebrnym medalem 
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.

Życie Fałata ma w sobie coś z baśni Andersena. Przedziwna jest ta historia 
syna organistowego, który z pastucha stał się wielkim artystą, przyjacie-
lem cesarza, dyrektorem akademii.

cytat za: Mieczysław Wallis, Sztuka Polska Dwudziestolecia. Wybór pism 

z lat 1921 - 1957, Warszawa, 1959, s. 21.

JULIAN FAŁAT
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JULIAN FAŁAT (1853 – 1929)

PEJZAŻ ZIMOWY Z BYSTREJ

akwarela, papier, 104 x 133 cm
sygn. l.d.: jFałat/Bystra

Cena wywoławcza: 180 000 zł
Estymacja: 250 000 – 350 000 zł

PROWENIENCJA:
kolekcja prywatna Warszawa
lata 90-te XXw zakup w krakowskiej Desie

Za pośrednictwem odpowiednio zestrojonych plam barwnych, drogą odpowiednio 
zharmonizowanej ich ekspresyj, daje Fałat w swych akwarelach i mniej licznych obrazach 
olejnych nie wierne odbicie, ale artystyczny ekwiwalent motywu, zaczerpniętego z natury, 
nie nuży opowiadaniem szczegółów, lecz napomyka tylko i sugeruje i, dając żywą podnietę 
dla oka, zmusza wyobraźnię do uzupełnienia lakonicznego obrazu, przemawia silnie do 
emocjonalnych pierwiastków człowieka. Jest słynnym malarzem śniegu. Z pełną swobodą 
i wielką pewnością siebie wydobywa artysta z świecącej powierzchni papieru czar poetycki 
zwiewnych okiści zimowych (…).

Feliks Kopera, Polska, jej dzieje i kultura: sztuka polska 1795-1930, Trzaska, Evert i Michalski, 1931.
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WACŁAW SZYMANOWSKI (1859 – 1930)

POPIERSIE FRYDERYKA CHOPINA

odlew brąz, podstawa granitowa, 52 x 44 x 37 cm (odlew), podstawa 35 x 35 x 5 cm
sygn. u dołu: Szymanowski

Cena wywoławcza: 18 000 zł
Estymacja: 25 000 – 35 000 zł

Wacław Szymanowski był najwybitniejszym rzeźbiarzem Młodej Pol-
ski. Uczeń Wojciecha Gersona a następnie akademii monachijskiej 
początkowo zajmował się przede wszystkim malarstwem a od 1895 
roku poświęcił się całkowicie rzeźbie, w której z powodzeniem łączył 
impresjonizm z secesją. Prace Szymanowskiego charakteryzują się 
przede wszystkim ekspresją, patosem, formą operującą typowym dla 
symbolizmu niedopowiedzeniem oraz falistym miękkim konturem. Do 
najsłynniejszych dzieł artysty zaliczyć należy pomnik Artura Grottgera 
w Krakowie (1907), pomnik Fryderyka Chopina w Warszawie (projekt 
1907, realizacja 1926), Improwizacji Mickiewicza (1898), Salome (1906) 
oraz projekt wielopostaciowej kompozycji historycznej Pochód na Wa-
wel (1911). 
Prezentowana praca jest modelem głowy Fryderyka Chopina, wykona-
nym w skali 1:2 z pomnika kompozytora znajdującego się w Łazienkach 
Królewskich w Warszawie. Pomnik dłuta Wacława Szymanowskiego na-
leży do najpiękniejszych i najbardziej znanych w naszym kraju. Jest jed-
nym z najbardziej rozpoznawalnych widoków związanych z Warszawą. 

Przedstawia postać kompozytora siedzącego pod wierzbą, zasłuchane-
go w jej szum. Został odsłonięty w 1926 roku. 31 maja 1940 roku pomnik 
Chopina został przez Niemców wysadzony w powietrze i pocięty na 
mniejsze części. Przewieziony następnie na zachód posłużył jako suro-
wiec do przetopienia w niemieckiej hucie. Niemcy usiłowali zniszczyć 
także wszystkie kopie pomnika przechowywane w polskich muzeach. 
Jednemu z pracowników Muzeum Wielkopolskiego w Poznaniu udało 
się ukryć w piwnicy kopie samej głowy pomnika. Zniszczeniu uległy 
zaś gipsowe repliki oraz drewniana kopia rzeźby w skali 1:2, którą do 
poznańskiego muzeum przekazał Szymanowski. Na szczęście jeszcze 
w okresie międzywojennym londyński Instytut Kultury Polskiej złożył za-
mówienie na kilka odlewów brązowych ze wspomnianego drewniane-
go modelu głowy. Prezentowana praca jest więc absolutną rzadkością 
na rynku antykwarycznym. Odlewy tego projektu prezentowane były 
na wystawach m.in. w Muzeum Ziemi Kujawskiej i Dobrzyńskiej a także 
w Narodowym Instytucie Fryderyka Chopina w Warszawie.
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JAN BUŁHAK (1876 – 1950)

DOM GOTYCKI W PUŁAWACH 
Z CYKLU: POLSKA W OBRAZACH FOTOGRAFICZNYCH JANA BUŁHAKA

odbitka żelatynowo-srebrowa, 10,8 x 15,7 cm w świetle passe-partout 
na odwrocie trzy autorskie pieczęcie 

Cena wywoławcza: 2 000 zł l
Estymacja: 2 500 – 3 000 zł

Należał do najwybitniejszych polskich artystów fotografów, wywarł 
znaczny wpływ na rozwój fotografi i w Polsce okresu międzywojennego 
i powojennego. Był założycielem Fotoklubu Wileńskiego (1927). Przy-
godę z fotografi ą rozpoczął około 1905 roku, której tajników uczył się 
m.in. w Dreźnie u Hugona Erfurtha. Po powrocie do Wilna zajął się fo-
tografi ą zawodowo, od 1919 wykładając również w Zakładzie Fotografi i 
Artystycznej na uniwersytecie w Wilnie. W lipcu 1944 roku w czasie walk 
o Wilno spłonęła pracownia Bułhaka w wraz z nią 50 tysięcy negatywów. 
Po wojnie kontynuował pracę fotografa dokumentując zniszczenia i od-
budowę polskich miast. Za życia jego fotografi e pokazywane były na 
wielu polskich i zagranicznych wystawach. W 2006 roku Muzeum Naro-
dowe w Warszawie uczciło postać nestora polskiej fotografi i monogra-
fi czną wystawą „Jan Bułhak – fotografi k”. 
W 1910 roku Jan Bułhak poznał Ferdynanda Ruszczyca. Wydarzenie 

to było punktem zwrotnym w życiu fotografa. Poglądy i działalność 
artystyczna Ruszczyca wywarły ogromny wpływ na kształt twórczości 
Bułhaka a obydwu połączyła serdeczna przyjaźń. Dzięki malarzowi 
otrzymał Bułhak w Wilnie posadę „fotografa miejskiego”. Tam też otwo-
rzył pracownię, której grafi czne logo zaprojektował Ruszczyc. Gdy ten 
ostatni objął funkcję dziekana Wydziału Sztuk Pięknych reaktywowa-
nego w Wilnie Uniwersytetu Stefana Batorego, Bułhaka mianował kie-
rownikiem Zakładu Fotografi i Artystycznej – pierwszej takiej jednostki 
w Polsce. Nic więc dziwnego, że mający ciągłą styczność z malarstwem 

Ruszczyca Bułhak czerpał zeń miłość do polskiego krajobrazu i inspira-
cję do swoich fotografi i. W kontekście swojej działalności artystycznej 
Bułhak zwykł zresztą mawiać: „Ideału szukamy w malarstwie, a wzor-
ców w grafi ce”, zaś fotografi a to „sztuka malowania światłem”. I choć na 
początku niechętny był fotografi cznej inwentaryzacji to wraz z upływem 
czasu coraz chętniej oddawał się wędrówkom z aparatem po Polsce. 
Owocem tych wypraw stanie się najsłynniejszy cykl Polska w obrazach 
fotografi cznych Jana Bułhaka. Powstający od roku 1912 do wybuchu II 
wojny światowej zawierał 158 albumów gromadzących zdjęcia miast 
i regionów II Rzeczpospolitej. W latach 1921-22 dokumentował Lublin, 
do którego powrócił również po zakończeniu wojny. W roku 1949 odwie-
dził nie tylko stolicę regionu ale i okoliczne miasta i miasteczka fotogra-
fując Puławy, Kazimierz Dolny i Zamość. W czasie wędrówek po Polsce 
narodził się program fotografi i ojczystej, która miała mieć za zadanie 
utrwalenie polskiego krajobrazu, architektury, typów ludowych oraz 
scen rodzajowych charakterystycznych dla polskich wsi i miast. Miasto 
na fotografi ach Bułhaka jest obiektem doskonale malowniczym, miej-
scem tajemniczym i magicznym. Pokazywane z perspektywy wędrowca 
– przez pryzmat zapomnianych zaułków i ukrytych podwórek – przeista-
cza się w przestrzeń spotkania przeszłości z teraźniejszością. Fotografi e 
Bułhaka zachwycają precyzyjną, „malarską” kompozycją oraz nastro-
jem, mającym wydobyć piękno rejestrowanego miejsca.

Każde ujęcie jest „obrazem fotografi cznym”, obiekt przedstawiony jest w najwłaściwszym 
dla niego świetle i otoczeniu, najczęściej na tle drzew, albo też mur jest dalszym planem dla 
jedynego drzewa, którego cień podkreśla jego kształt i strukturę. I w efekcie często jest to bardziej 
piktorialna kompozycja światła i cienia niż fotografi a dokumentacyjna. – Jan Bułhak
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ZOFIA STRYJEŃSKA (1894 – 1976)

PODHALAŃSKI GRAJEK

gwasz, tektura, 94 x 56 cm
sygn. śr.d.: Z. STRYJEŃSKA

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

25
WOJCIECH WEISS (1875 – 1950)

PEJZAŻ

olej, płótno, 55 x 70 cm 
sygn. l.d.: WWeiss 

Cena wywoławcza: 20 000 zł l
Estymacja: 25 000 – 35 000 zł
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Tadeusz Makowski to jeden z najbardziej rozpoznawalnych pol-
skich malarzy XX wieku. Postawa artystyczna Makowskiego 
ukształtowała się w początkowym okresie pod wpływem sym-

bolistycznego malarstwa pejzażowego Stanisławskiego, zaś twórczość 
Mehoff era przekazała mu zrozumienie istoty rysunku jako środka eks-
presji i zamiłowanie do dekoracyjnej, secesyjnej stylistyki. Artysta na 
przełomie 1908 i 1909 r. wyjechał do Paryża, gdzie pozostał do końca 
życia. Był członkiem Towarzystwa Artystów Polskich w Paryżu. Brał udział 
w Salonach: Niezależnych, Tuileries, Jesiennym i De L'Oeuvre Unique. 
Jego zainteresowania scenografi ą teatralną przejawiły się w wykony-
waniu kukiełek dla krakowskiego kabaretu "Zielony Balonik". W Pary-
żu zafascynowała artystę klasycyzująca, symboliczna sztuka Puvis de 
Chavannes'a. Około 1911 przejął od Le Fauconniera i kubistów zwartą 
konstrukcję obrazu i geometryzujące traktowanie form; kształt wydoby-
wał jednak światłocieniowym modelunkiem i obrysowywał wyrazistym 
konturem. Na jego twórczość silnie wpłynęła podróż do Bretanii oraz 
postimpresjonistyczna sztuka Ślewińskiego. W 1918 pojawił się w obra-
zach Makowskiego motyw kluczowy dla jego dalszej twórczości – postać 

dziecka. Artysta malował wówczas liryczne, naiwne w wyrazie wizerunki 
dzieci w pastelowych, wysmakowanych tonacjach. Około 1920 powstały 
inspirowane sztuką Pietera Bruegla St. rozległe pejzaże ożywione sztafa-
żem i utrzymane w zmatowiałej kolorystyce z przewagą brązów i zieleni. 
Rok 1928 stanowił istotną cezurę w twórczości artysty. Skrystalizował się 
wówczas jego indywidualny styl obrazowania, niepowtarzalny w kontek-
ście sztuki europejskiej. wykształcił wtedy własny, charakterystyczny i ła-
two rozpoznawalny styl łączący echa kubizmu, fascynację sztuką ludową 
i malarstwa artystów naiwnych. W latach 1929 – 30 Makowski tworzył 
liczne kompozycje olejne, akwarelowe, rysunkowe z przedstawieniami 
dzieci. Należą one do dojrzałej i artystycznie wysublimowanej fazy twór-
czości Makowskiego, w której artysta uprościł kształty, sprowadzając je 
do trójkątów, walców i stożków, liniom nadał moc i wyrazistość. Prócz 
malarstwa sztalugowego, akwareli i rysunku Makowski uprawiał techniki 
grafi czne – drzeworyt, akwafortę i litografi ę. Zajmował się ilustrowaniem 
książek i projektowaniem okładek; ozdobił drzeworytami wydane w 1925 
w Paryżu "Pastorałki" Tytusa Czyżewskiego. Pisał ponadto wiersze, opo-
wiadania i teksty z zakresu teorii sztuki.

TADEUSZ MAKOWSKI

Dziwny to (i jak bardzo pociągający) jest ten świat zaludniony istotami stworzonymi przez 
Makowskiego. (…) dotykamy tu samej głębi dzieciństwa, bo czy przewaga tych małych istot nie 
jest dotknięta jakąś nostalgią utraconego raju? (…) Ale nie wystarczy tylko mówić o temacie, a nie 
widzieć w dziełach Makowskiego wysokiej rangi malarstwa. Jego płótna żyją przede wszystkim 
dziwnym światłem, które je ożywia, światem tajemniczym, feerycznym, świadczącym o mądrej 
technice, precyzyjnym warsztacie, o pracowitych i owocnych rozmyślaniach malarza nad 
wszystkimi środkami i możliwościami, nad wiecznym cudem koloru. – Roger Brielle 

cytat za: W. Jaworska, Tadeusz Makowski. Życie i twórczość, Warszawa 1964, str. 224.
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TADEUSZ MAKOWSKI (1882 – 1932)

DZIEWCZYNKA Z PISKLĘTAMI, OK. 1923-27

olej, deska, 54,5 x 45 cm
sygn. l.d.: Makowski
na odwrocie wydrap.: Makowski N/176

Cena wywoławcza: 360 000 zł
Estymacja: 400 000 – 500 000 zł

PROWENIENCJA:
Katowice, kolekcja prywatna (od 2013)
Paryż, kolekcja prywatna

Portrety dziecięce Tadeusza Makowskiego, które powstawały od mniej 
więcej 1918 roku na stałe wpisały się w kanon polskiej sztuki, stanowiąc 
niemalże trzon dziecięcych przedstawień. Dziecięce twarzyczki Tade-
usza Makowskiego modelowane są światłocieniem, ale uderza przede 
wszystkim ogromna troska o oddanie ich plastyczności, fi zycznego 
podobieństwa. Charakterystyczną cechą tych przedstawień jest pew-
na powaga portretowanych, zamyślenie malujące się w podniesionym 
spojrzeniu, rozchylonych ustach, jakby jakaś wcale niedziecinna troska 
je trapiła. Wcale nie są to dzieci ładne, pielęgnowane w potocznym tego 
słowa znaczeniu. Może stąd tyle w tych wizerunkach głębi i pochylenia 
się nad tym co wewnętrzne, jak również odwrócenie sposobu widzenia. 
Nie obserwujemy bowiem dziecka oczami dorosłego, widzimy go raczej 
jego własnymi oczyma. To ta dziewczynka i ten chłopiec tak widzi świat. 
Spojrzenie to nie jest wyrobione, ma wypaczone proporcje i wyolbrzy-
mia je lub zmniejsza wedle własnego wyobrażenia na temat tego co wi-
dzi. Dla współczesnego widza najważniejsza jednak jest ta ogromna tkli-
wość wyrazu, ta chwytająca za serce naiwność i bezbronność, która nie 
pozwala oderwać wzroku od pracy. Okrągłe twarze, okrągłe oczy spra-
wiają, że twarze małych modeli są jeszcze bardziej dziecinne, dokład-
nie jakby dziecinną ręką malowane. Makowski w kategorii malarstwa 
dzieci postrzegany jest jako wyjątkowy artysta choć należy pamiętać, 
że tworząc we Francji był nadal malarzem na wskroś polskim, któremu 
nieobca była spuścizna Stanisława Wyspiańskiego, Jacka Malczewskie-
go, Vlastimila Hofmana i innych artystów często podejmujących mo-
tyw małych modeli. Ten element rdzennie polskiej tradycji Makowski 
wzbogacił o niespotykany wcześniej ładunek emocjonalny i pogłębione 

studium psychologiczne. Wszystko to zaś po to by z dzieci uczynić me-
dium wyrażające wizję siebie jako człowieka, jego prawdę o życiu oraz 
o otaczającym go świecie. 
Oferowany praca „Dziewczynka z pisklętami” wpisuje się w okres twór-
czości artysty nazywany realizmem lirycznym, który przypadał na lata 
1923-27. W odróżnieniu od poprzedzającego go okresu realizmu naiw-
nego portrety liryczne charakteryzuje maksymalne wysubtelnienie for-
my i koloru. Ten ostatni rozgrywa się w tonacjach różu, błękitu i w od-
cieniach liliowych nadając obrazom niezwykłej intymności i poezji. Na 
szczególna uwagę zasługuje pojawiający się w oferowanym przedsta-
wieniu motyw palącej się latarenki, która symbolizuje światło duchowe, 
poszukiwanie prawdy, nieśmiertelność, ulotność chwili. Nie bez znacze-
nia jest fakt, że źródło światła pochodzi od osoby trzeciej która trzyma 
nad prawym ramieniem dziewczynki latarenkę będąc rodzajem prze-
wodnika i anioła stróża. Pisklęta, które dziewczynka niesie w zapasce są 
symbolem nowego życia i akcentują przez to niewinność modela. Uro-
kowi całości dodaje fi luterny pudrowy kapelusik z kolorową ozdóbką. 
Prace z takim ładunkiem symbolicznym zdarzają się w kolekcjach pry-
watnych niezwykle rzadko. Klasą malarską Dziewczynka z pisklętami nie 
ustępuje dziełom Makowskiego pochodzącym z tego samego okresu 
a znajdującym się obecnie w czołowych polskich muzeach. Porównać 
ją można do Małej Giocondy (1920) oraz Portretu dziewczynki w kape-
luszu (ok. 1921-24) – obydwa obrazy w zbiorach Muzeum Narodowego 
w Krakowie oraz do znajdujących się w warszawskim Muzeum Narodo-
wym prac Wiosenne okno (1926) i Dziewczynka w białym kapeluszu (ok. 
1923)

Może właśnie dzięki temu „poetyzowaniu codzienności” sztuka Makowskiego ma dar, którego 
nie da się empirycznie wyjaśnić – dar wzruszania. Artysta miał świadomość oddziaływania na 
uczuciową sferę widza. Gdy Marcin Samlicki zarzucał mu w wywiadzie dwuwymiarowość i brak 
akademickiej poprawności, odpowiedział: „Mierzysz sztukę materialnym metrem anatomii 
i perspektywy, a tymczasem tu decyduje wyższy czynnik, tj. wzruszenie, w jakim dzieło powstało.

cytat za: Tadeusz Makowski. Pamiętniki, oprac. W. Jaworska, Kraków 2003, s. 15.



72 / AUKCJA DZIEŁ SZTUKI 73/

27
MIRON DUDA (1893 – 1950)

KRAJOBRAZ Z PŁYWAKAMI

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

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

Miron Duda urodził się w Nowym Sączu 4 lipca 1893 r. W latach 1913-
1914 i 1917-1922 studiował na Akademii Sztuk Pięknych w Krakowie pod 
kierunkiem Wojciecha Weissa. Był wyróżniany za swoją twórczość już na 
uczelni. W 1924 roku warszawski oddział Zachęty zorganizował indywidu-
alną wystawę prac Mirona Dudy. W tym samym roku artysta wyjechał do 
Paryża gdzie pozostał aż do wybuchu wojny w 1939 roku. W czasie pobytu 
we Francji artysta wystawiał swoje prace m.in. na Salonach Jesiennych 
w 1925, 1927 i 1929 r. w 1927 r. na wystawie inauguracyjnej siedziby Polskie-
go Związku Plastyków w Paryżu. Po zakończeniu wojny osiadł w Warszawie, 
gdzie uczestniczył w wystawach artystycznych prezentując zarówno prace 
z najwcześniejszego i paryskiego okresu jak również nowe poruszające te-
matykę zniszczeń i traum wojennych (m. in. cykl portretów Dziecko Bun-

kra). Pełnił wtedy również stanowisko naczelnika Wydziału Kulturalnego 
Wojskowej Rady Narodowej w Warszawie. W 1949 wziął udział w Wystawie 
Ziem Odzyskanych. W okresie międzywojennym z upodobaniem malował 
martwe natury, (m. in. Zawody narciarskie w Zakopanem). Portrety, studia 
kobiet, pejzaże. Oprócz techniki olejnej, uprawiał pastel i rysunek. Jego 
prace prezentowano w Muzeum Karykatury w Warszawie na wystawie Cza-
sy wojen i pokoju, karykatura polska 1914-1939 (2004). Znane są również 
liczne pocztówki na podstawie prac jego autorstwa, przedstawiające m.in. 
piłkarzy i kibiców „Cracovii”, narciarzy, gimnazjalistów (sprzed 1918). Jed-
nym z bardziej znanych obrazów jego autorstwa jest powstały w 1924 roku 
Odpoczynek na nartach, na którym pokazał Stanisława Ignacego Witkiewi-
cza i Jadwigę Unrug.
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28
MOJŻESZ KISLING (1891 – 1953)

RUDOWŁOSA DZIEWCZYNA, 1934

olej, płótno, 41 x 33,5 cm
sygn. p.g.: Kisling

Cena wywoławcza: 270 000 zł l
Estymacja: 300 000 – 400 000 zł

PROWENIENCJA:
Warszawa, kolekcja prywatna
Paryż, Sotheby’s, aukcja 10.12.2015, poz. 99.
Francja, kolekcja prywatna
Paryż, Tajan, aukcja 28.03. 2001, poz. 42.

REPRODUKOWANY:
Peintres Juifs de L'école de Paris [katalog aukcji], Tajan, Paryż, 28 marca 2001, poz. 42
obraz będzie reprodukowany w IV tomie catalogue raisone artysty, pod redakcją Jeana Kislinga (w przygotowaniu).

Mojżesz Kisling na stałe osiadł w Paryżu w lecie 1911 roku. Zwany był 
„księciem Montparnasse’u”. W 1912 roku uczył się pod kierunkiem Euge-
niusza Zaka w Academie La Palette. W jego atelier spotykało się wielu ar-
tystów z kręgu Ecole de Paris, m.in. Leopold Gottlieb, Szymon Mondzain, 
Henryk Epstein, Marc Chagall i Amadeo Modigliani. Przez krytyków Kis-
ling uznawany jest za jednego z najwybitniejszych przedstawicieli Szkoły 
Paryskiej. Na jego twórczość wpływ miała sztuka Paula Cézanne’a, ale 
i kontakty z kubistami sprawiły, że jego pejzaże tworzone na południu 
Francji nabrały geometryzującej stylistyki znanej z obrazów Pabla Pi-
cassa i Georges’a Braque’a. Po 1917 tworzył eklektyczne krajobrazy 
stosując ostre, konkretne barwy zestawione na zasadzie kontrastów. 
Od wczesnych lat dwudziestych dał się poznać jako portrecista i malarz 
kobiecych aktów. Na lata 1917-1940 przypadają największe sukcesy ar-
tysty. Indywidualne prezentacje jego prac organizowały paryskie galerie: 
Druet (1919), Guillaume (1924), Bernheim (1924), Carmine (1927), Girard 
(1924, 1931), Stein (1937), Drouant-David (1951, 1953). Jego malarstwo 
było eksponowane tak że w Carnegie Institute w Pittsburghu (1934), Le-
icester Gallery (1937) i Redfern Gallery (1956) w Londynie, Marsylii (1940, 
1950) i Los Angeles (1942). Swoje obrazy pokazywał ponadto w Sztok-
holmie i Oslo (1917), na Biennale w Wenecji (1921, 1928, 1932, 1935) 
oraz w monachijskich galeriach Goltza (1921) i Thannhausera (1927). 
Uczestniczył w I Międzynarodowej Wystawie Nowej Sztuki w Düssel-
dorfi e (1922), w Salonie Jesiennym Berlińskiej Secesji i Międzynarodo-
wej Wystawie Sztuki w Dreźnie (1926). Artysta brał udział w pokazach 
sztuki polskiej w Paryżu (1916, 1920, 1922, 1929) i Brukseli (1928/29). 
W Polsce wystawia ł z Ekspresjonistami Polskimi (Kraków, 1917) oraz 

uczniami Pankiewicza (Warszawa, 1923; Kraków, 1924). Był członkiem 
Związku Zawodowego Malarzy i Rzeźbiarzy Polskich w Paryżu założone-
go w 1922 roku. Przyjacielskie stosunki utrzymywał z prezesem ZZMRP 
– Józefem Pankiewiczem, któremu ofi arował w 1928r. album własnych 
dzieł opatrzony jego dedykacją: „Drogiemu Profesorowi mojemu, któ-
remu wszystko zawdzięczam”. Odbył liczne podróże do Holandii, Anglii 
i Włoch; często przebywał w Prowansji, której pejzaż stanowił dla niego 
nieustające wyzwanie artystyczne. 
Prezentowany portret rudowłosej dziewczyny namalowany w 1934 
roku charakteryzuje się czystymi, dźwięcznymi barwami, neutralnym 
tłem i gładką, lśniącą powierzchnią. Kisling w pracach okresu między-
wojennego przedstawiał nieco wyidealizowany wizerunek modela. Naj-
bardziej charakterystycznymi cechami tych portretów są: wydłużony, 
migdałowy kształt wyolbrzymionych oczu oraz starannie wyrysowane 
łuki brwiowe i usta. Artysta dążył w tych pracach do stworzenia własnej 
formuły portretu wywodzącej się ze sztuki wczesnego renesansu. Pre-
zentowana praca to doskonały przykład subtelnego modelunku waloro-
wego karnacji twarzy współgrającego z syntetyzacją formy. Portrety Kis-
linga posiadają bardzo nasycony koloryt i wyraźny rysunek. Odnosimy 
wrażenie muzuelności tych prac, nadrealności, a jednocześnie dziwnie 
ujmującego ciepła, sprawiającego, że model budzi w odbiorcy sympatię 
i czułość. Malarstwo portretowe tego wielkiego artysty, do którego zali-
czyć należy oferowaną pracę niezwykle rzadko pojawia się na polskim 
rynku dzieł sztuki. Zachwyca intensywnym kolorem, dużymi, pięknymi, 
czystymi plamami barwnymi i nieporównywalną do żadnego innego ar-
tysty polskiego stylistyką, rozpoznawalną na całym świecie. 

Wiem, że nie można wnieść do malarstwa nic nowego, ponieważ tworzywo jest 
zawsze to samo, a nasze środki działania są niezmienne, i że malarzowi pozostaje 
tylko jedna droga: natchnąć te same odwieczne przedmioty własną uczuciowością 
malarską… – Mojżesz Kisling w wywiadzie dla „L’Art Vivant” 15 czerwca 1925.
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29
ZYGMUNT MENKES (1896 – 1986)

PRZYJĘCIE URODZINOWE

olej, płótno, 46 x 61 cm
sygn. p.d.: Menkes

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

PROWENIENCJA:
Polska, kolekcja prywatna
Nowy Jork, DOYLE, aukcja 3.05.2016, poz. 48.
USA, kolekcja prywatna

Od 1912 Menkes uczył się w Szkole Przemysłowej we Lwowie; kursy ry-
sunku i malarstwa dekoracyjnego prowadził tam Kazimierz Sichulski, za 
którym Menkes podejmował w swych wczesnych obrazach tematykę 
huculską. W czasie I wojny światowej przez cztery lata zajmował się ma-
lowaniem i renowacją w kościołach okolic Lwowa. Po wojnie aktywnie 
uczestniczył w życiu artystycznym Lwowa, włączając się w działalność 
wystawienniczą Koła Miłośników Sztuki Żydowskiej. Menkes szczegól-
nie blisko przyjaźnił się wówczas z malarzami i karykaturzystami: Hen-
rykiem Langermanem i Fryderykiem Kleinmanem. Również podczas 
studiów w krakowskiej Akademii Sztuk Pięknych (pod kierunkiem Woj-
ciecha Weissa) w latach 1919-1922, często odwiedzał Lwów. W Polsce 
związany był z ugrupowaniem „Nowa Generacja” i „Zwornik”. Pod ko-
niec 1922 artysta wyjechał do Berlina, gdzie podjął studia w prywatnej 
pracowni ukraińskiego rzeźbiarza Aleksandra Archipenki. Tam przyjaźnił 
się z trzema przyszłymi członkami Grupy Czterech, którzy również wy-
wodzili się z lwowskich kręgów artystycznych:Alfredem Aberdamem, 
Joachimem Weingartem i Leopoldem Weissbergiem, a także z Arturem 

Nachtem i Ludwikiem Lille. Gdy w 1923 wyjechał z Aberdamem po raz 
pierwszy do Paryża, został sąsiadem Eugeniusza Zaka i Marca Chagal-
la. Z braku środków do życia po roku wrócił do Lwowa. Wkrótce jednak 
znów znalazł się nad Sekwaną. W 1925 przez pół roku malował na połu-
dniu Francji, w Sanary-sur-Mer. Na przełomie lat 1925 i 1926 obrazy Men-
kesa i pozostałych członków efemerycznej Grupy Czterech pokazywane 
były na wystawie w galerii Jana Śliwińskiego „Au Sacre du Printemps”. 
Mecenasem polskiego artysty stał się Nico Mazarski, grecki milioner, 
który wpłacał Menkesowi stałą miesięczną pensję. Malarz ożenił się ze 
studentką Sorbony, późniejszą projektantką mody, Stanisławą Teodorą 
(Stasią) Weiss, która niejednokrotnie pozowała paryskim malarzom, naj-
częściej własnemu mężowi i pochodzącym z Polski kolegom – Leopol-

dowi Gottliebowi czy Rajmundowi Kanelbie. W 1935 – po przyjeździe 
z pleneru w Hiszpanii, gdzie przebywał z Arturem Nachtem – dostał pro-
pozycję zorganizowania wystawy w Nowym Jorku. Jego sztuka znana 
już wcześniej w Ameryce, cieszyła się tam nieustającym powodzeniem. 
W Nowym Jorku związał się z Associated American Artists. Otrzymywał 
często prestiżowe nagrody, również w formie zakupów jego obrazów do 
muzeów. W 1967r został uhonorowany nagrodą nowojorskiej Fundacji 
im. Alfreda Jurzykowskiego. Przyjaźnił się z przedstawicielami polskich 
elit artystyczno-intelektualnych w Ameryce – m.in. z Janem Lechoniem, 
Arturem Rubinsteinem – i z osobistościami amerykańskiego świata kul-
tury, w tym z cenionymi malarzami: Marsdenem Hartleyem i Raphaelem 
Soyerem. Do późnych lat zachował siły twórcze. 
Zygmunt Menkes debiutował w 1919r. na wystawie w siedzibie Koła 
Miłośników Sztuki żydowskiej we Lwowie. Potem pokazał swe prace 
w 1922 na ekspozycjach zbiorowych. Tam także miał miejsce jego de-
biut indywidualny. We Lwowie wystawiał m.in. w 1923, 1930 (wystawa 
indywidualna), 1932, 1933 i 1935. Wystawy jego prac odbywały się także 

w Warszawie (1931, 1935, 1938), w Krakowie (1934), a we wrocławskim 
Muzeum Narodowym jego obrazy pokazywane były na ważnej wystawie 
Ekspresjonizm w sztuce polskiej (1980). Wystawiał również za granicą: 
w Wiedniu i Budapeszcie (1929), a przede wszystkim w Paryżu. Tam 
Menkes zadebiutował na Salonie Jesiennym (1924), wystawiając potem 
też w Salonach Niezależnych i Tuileryjskim. Ponadto jego obrazy poka-
zywane były na wystawie École de Paris w ramach Biennale weneckiego 
(1928). W Stanach Zjednoczonych wystawiał wielokrotnie w Nowym 
Jorku (m.in. w 1939, 1944, 1975) i w National Academy of Design, a także 
w Detroit (1945), w Woodstock, NY (1947), w Filadelfi i (1945), w Waszyng-
tonie (1947), i w Beverly Hills (1947 i 1949).
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30
ZYGMUNT MENKES (1896 – 1986)

KRÓL DAWID 

olej, płyta, 49 x 39,5 cm
sygn. l.d.: Menkes

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

31
ZYGMUNT MENKES (1896 – 1986)

MARTWA NATURA Z OWOCAMI

olej, płótno, 65 x 55 cm
sygn. p. d.: Menkes

Cena wywoławcza: 50 000 zł l
Estymacja: 60 000 – 80 000 zł
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32
WŁODZIMIERZ TERLIKOWSKI (1873 – 1951)

PEJZAŻ WŁOSKI

olej, płótno, 61 x 45,5 cm 
sygn. l.d.: W.Terlikowski
na odwrocie nalepka wystawowa z Paryża częściowo nieczytelna 

Cena wywoławcza: 18 000 zł l
Estymacja: 25 000 – 30 000 zł

33
EUGENIUSZ GEPPERT (1890 – 1979)

NAD SEKWANĄ

akwarela, gwasz, tektura, 54 x 80 cm w świetle oprawy 
sygn. p.d.: geppert 

Cena wywoławcza: 20 000 zł l
Estymacja: 22 000 – 27 000 zł
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34
STANISŁAW ELESZKIEWICZ (1900 – 1963)

PORTRET MĘŻCZYZNY

olej, płótno, 28,5 x 22 cm 
sygn. p.d.: S.E.
na odwrocie portret mężczyzny rysowany ołówkiem, sygnowany: St. Eleszkiewicz

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

PROWENIENCJA:
Warszawa, kolekcja prywatna
Francja, kolekcja prywatna

35
JÓZEF CZAPSKI (1896 – 1993)

PEJZAŻ

olej, płótno, 70 x 50 cm
sygn. l.d.: J.Czapski 

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

PROWENIENCJA:
Trójmiasto, kolekcja prywatna
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36
ALICJA HALICKA (1894 – 1975)

MACIERZYŃSTWO, LATA 20-TE XX W.

olej, płótno, 65 x 49,5 cm
sygn. p.g.: Halicka

Cena wywoławcza: 30 000 zł l
Estymacja: 40 000 – 50 000 zł

LITERATURA:
Por. Brus-Malinowska B., Malinowski J., Kisling i jego przyjaciele, wyd. MNW, 
Warszawa, 1996, s. 113, poz. 27.

Temat macierzyństwa podejmowała Halicka kilkukrotnie w latach 20.
W roku 1922 przyszła na świat córka artystki i Louisa Marcussisa – Made-
leine-Eve-Marie, zwana Malène. Halicka poświęciła się wówczas opiece 
nad dzieckiem nie zarzucając jednocześnie działalności twórczej. Mimo 
to repertuar motywów stosowanych przez artystkę w kolejnych latach 
zawęził się do scen z pracowni oraz mieszkania a za modeli służyli ar-
tystce najbliżsi i ona sama. Od lat 30. Halicka powróciła do malarstwa 

pejzażowego, gatunku jej najbliższego. Oferowana praca nosząca zna-
mię wcześniejszych fascynacji kubizmem jest dowodem na niezwykłą 
umiejętność z jaką Halicka wydobywała z malowanych przez siebie scen 
poetycki nastrój bliski rodzącemu się wówczas we Francji surrealizmowi. 
Zastosowana kolorystyka chłodnych błękitów i opalizujących bieli oraz 
rozmyty kontur nadają temu przedstawieniu efemerycznego charakteru. 

Paryż odkrył Alicję Halicką bardzo niedawno. Wszechstronna ta artystka jest przede 
wszystkim poetką. Środki ekspresji, którymi włada, dobór kolorów, rysunek falisty, nerwowy, 
chwilami abstrakcyjny, a czasami realistyczny, wskazuje, że jej artystyczny światopogląd jest 
na wskroś liryczny […] Alicja Halicka podkreśla, podnosi i egzaltuje wygląd swoich obrazów 
dzięki swym odkryciom poetycznym, które jej pozwalają prawie że równocześnie wydobyć 
i podkreślić sens wzruszeniowy i sens malarski przedmiotu. 

cytat za: George W., Sylwety artystyczne, Pani 1924 nr 1–2, ss. 30–31.
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37
ANDRZEJ PRONASZKO (1888 – 1961)

MUZA WIEŃCZĄCA

olej, płótno, 109 x 94,5 cm 
niesygn. 
opisany na blejtramie: MUZA WIEŃCZĄCA

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

PROWENIENCJA:
Bydgoszcz, kolekcja prywatna
Dom Aukcyjny REMPEX, aukcja 24.03.2004, poz. 5.
kolekcja spadkobierców
własność artysty

Malarz i scenograf teatralny. Artysta uważany za reprezentant a sztuki 
awangardowej lat 20. i 30. XX w. Andrzej Pronaszko urodził się 31 grudnia 
1888 roku. Studia artystyczne rozpoczął w 1906 r. w Szkole Przemysłowej 
w Krakowie, a następnie kontynuował ją w latach 1909-10 w krakowskiej 
Akademii Sztuk Pięknych pod kierunkiem Leona Wyczółkowskiego i Stani-
sława Dębickiego. Swą edukację uzupełnił również w Monachium i Paryżu. 
W czasie wojny przebywał z bratem, Zbigniewem Pronaszką w Zakopa-
nem, zajmując się projektowaniem scenografi i. W latach 1911-13 współor-
ganizował w Krakowie Wystawy Niezależnych. W 1917 r. należał do założy-
cieli grupy Ekspresjoniści Polscy (Formiści). Współpracował jako scenograf 
z teatrami w Łodzi, Krakowie, Warszawie i Lwowie. W 1926 r. związał się 
z awangardową grupą Praesens; wspólnie z Szymonem Syrkusem wyko-
nał w 1928 r. projekt Teatru Symultanicznego. W czasie II wojny światowej 
był członkiem konspiracyjnej Rady Teatralnej. W 1957 r. został powołany 
na stanowisko profesora w Państwowej Wyższej Szkole Teatralnej w War-

szawie. Koniec lat 20. przyniósł dość radykalną zmianę stylu Pronaszki, 
a po kilku latach powstał wybitny obraz: W sklepie instrumentów muzycz-
nych, nagrodzony srebrnym medalem Międzynarodowej Wystawy „Sztuka 
i Technika” w Paryżu w 1937 roku. Dzieło charakteryzowało się dojrzałą 
gamą kolorystyczną. Na jego temat wypowiedziała się Joanna Polakówna: 
Jeden z obrazów najpiękniej i najdowcipniej wykorzystujących doświad-
czenia formisty i konstruktywisty widoczne w precyzyjnym rozgospodaro-
waniu powierzchni płótna, płaskim i geometrycznym traktowaniu form. 
Ten jeden z najpiękniejszych obrazów Andrzeja Pronaszki jest jak porozu-
miewawczy uśmiech do świadomego widza: uśmiech, w którym zawiera 
się znajomość konwencji epoki, łagodna ironia obyczajowej opowieści 
i drwiąca powściągliwość zakochanego w malarskiej materii artysty (cyt. 
za: Kluszczyński R.J., Od Michałowskiego do Fangora. Nowoczesne malar-
stwo polskie, Kraków 2016, s. 338)
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Reżyser, twórca happeningów, malarz, scenograf, pisarz, teore-
tyk sztuki. Studia na Wydziale Malarstwa Krakowskiej Akademii 
Sztuk Pięknych rozpoczął w 1934 roku w pracowni prof. Włady-

sława Jarockiego. Równocześnie studiował malarstwo dekoracyjne 
i teatralne u prof. Karola Frycza, dyrektora teatrów krakowskich. W tym 
czasie fascynowała go twórczość związanego z Krakowem Stanisława 
Wyspiańskiego. W latach powojennych Kantor współtworzył Grupę Mło-
dych Plastyków. Z jego inicjatywy powstała również Galeria Krzysztofory, 
jedna z pierwszych powojennych galerii prezentujących sztukę aktualną. 
Aktywny w środowisku artystycznym w roku 1948 żywo zaangażował się 
w organizację I Wystawy Sztuki Nowoczesnej w Krakowie. W 1955 roku 
jako jeden z dziesiątki polskich artystów zaprotestował przeciwko reali-
zmowi socjalistycznemu wystawą 9 Malarzy w Domu Plastyków. Wysta-
wa ta była zapowiedzią powstania Grupy Krakowskiej II, a Kantor stał 
się jednym z pomysłodawców jej reaktywacji w 1957 roku. Dla Tadeusza 
Kantora wizja sztuki opierała się w znacznej mierze na poszukiwaniu ta-
kich sposobów artystycznej wypowiedzi, które mogłyby sprostać wyzwa-
niom współczesności. Był gorliwym wyznawcą pełnej swobody twórczej, 
zwolennikiem eksperymentu. Sam chłonął wszelkie nowinki, wykorzy-
stując z nich to, co okazywało się przydatne jemu samemu, chętnie prze-
twarzał i modyfi kował. W pierwszym okresie twórczości, tuż po wojnie, 

malował fi guratywne obrazy, wypełnione groteskowo uproszczonymi 
postaciami. Następnie przyszedł czas dynamicznych kompozycji meta-
forycznych o oszczędnej, chłodnej kolorystyce. W drugiej połowie lat 50. 
w wyniku podróży na Zachód a zwłaszcza zaś do Paryża zaczęły powsta-
wać płótna taszystowskie charakteryzujące się wibracjami plam, linii, 
barw. Objawił się w nich stosunek Kantora do materii malarskiej, którą 
traktował na wskroś użytkowo. Pod koniec lat 50. tę nową ścieżkę Kanto-
ra doceniła krytyka zagraniczna a w ślad za nią europejscy i amerykańscy 
kolekcjonerzy sztuki. Końcówka lat 50. oraz lata 60. stały się pasmem wy-
stawienniczych sukcesów i rozwoju kariery artystycznej Tadeusza Kanto-
ra. W latach 70. artysta powrócił do eksperymentów z płótnem tworząc 
liczne asamblaże i ambalaże – kompozycje półprzestrzenne, w których 
aplikowane na płótnie używane, nierzadko zniszczone przedmioty prze-
istaczały obraz w relief. Czerpał inspiracje z konstruktywizmu i dadaizmu, 
malarstwa informel i surrealizmu. W latach 80. przebywał wielokrotnie 
w Niemczech, Hiszpanii oraz we Włoszech. Pomiędzy rokiem 1981 a 1989 
pokazał w tych krajach swoje najsłynniejsze spektakle: „Umarłą klasę”, 
„Wielopole, Wielopole”, „Niech sczezną artyści” i „Nigdy tu już nie powró-
cę". Równocześnie powstawały tam jedne z najciekawszych i najlepszych 
artystycznie obrazów tego artysty.

TADEUSZ KANTOR

Powiedzieć o Kantorze, iż należy on do grona najwybitniejszych artystów polskich drugiej połowy 
dwudziestego wieku, to powiedzieć niewiele. Dla sztuki polskiej jest on tym, kim dla sztuki niemieckiej 
jest Joseph Beuys, a dla amerykańskiej Andy Warhol. Twórca zupełnie osobnej wizji teatru, aktywny 
uczestnik neoawangardowych rewolucji, oryginalny teoretyk, innowator głęboko osadzony w tradycji, 
malarz antymalarski, happener-heretyk, ironiczny konceptualista – to tylko niektóre z jego licznych 
wizerunków. Poza tym wszystkim, był Kantor niestrudzonym animatorem artystycznego życia 
w powojennej Polsce, można by rzec – jedn ą z jego głównych sił napędowych. O jego wielkości nie tyle 
decyduje jego twórczość, ile on sam pojęty jako całość, jako swego rodzaju Gesamtkunstwerk, na który 
składa się jego sztuka, jego teoria i jego życie. – Jarosław Suchan, kurator 
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TADEUSZ KANTOR (1915 – 1990)

PEINTURE, 1961 

tech. mieszana, płótno, 80,7 x 99,8 cm
sygn. p.d.: Kantor
opisany na odwrocie: T. KANTOR HAMBURG VI 1961 

Cena wywoławcza: 200 000 zł l
Estymacja: 220 000 – 260 000 zł

PROWENIENCJA:
Warszawa, kolekcja prywatna
USA, kolekcja Marc'a M. Spiegla 

Materia
nie znająca granic,
Bez początku i bez końca,
Przekraczająca bezceremonialnie ramy dzieła…
Ramy, które uchodzą za zbawienną barierę
Przed niedozwolonymi objawami bezładu,
Które spełniają funkcję strażnika…
Dzieło jest zamknięte!
Historycy mówią: 
„skończone”.
A może:
uwięzione…

Tadeusz Kantor, fragment Litanii Sztuki Informel, 1955.

Tadeusz Kantor był poszukiwaczem nowinek artystycznych a w Polsce 
jednym z najbaczniejszych obserwatorów nowych trendów pojawiają-
cych się w sztuce europejskiej i amerykańskiej. Jego zamiłowanie do 
eksperymentu i niechęć do podążania utartymi ścieżkami powodowały, 
że każdy wyjazd poza granice kraju inspirował Kantora do nowych dzia-
łań, które z zapałem podejmował. Pierwszy wyjazd do Paryża w 1947 
i kolejny w 1955 roku stały się przełomowymi w karierze artysty. Zetknął 
się wówczas z twórczością Wolsa, Foutriera, Mathieu i Pollocka i po 
powrocie do kraju rozpoczyna własną przygodę z malarstwem gestu. 
Własną sztukę obejmującą lata 1956-63 sam nazywał okresem Informel 
(bezforemność) preferując to francuskie zapożyczenie ponad termin 
taszyzm (la tache – plama). Pierwsza polska wystawa informelowego 
malarstwa Kantora odbyła się w Warszawie w 1956 roku w salonie „Po 
prostu”. Wkrótce potem przyszedł czas na wystawy międzynarodowe – 

Monachium, Paryż, Dusseldorf, Kassel, Nowy Jork, Wenecja, Goeteborg. 
Kantorowskimi informelami zafascynowało się wielu kolekcjonerów 
sztuki. Z paroma z nich artystę łączyły więzi serdecznej przyjaźni. Ofe-
rowane prace należały przez lata do bogatej kolekcji amerykańskiego 
fi lantropa i miłośnika sztuki Marc’a M. Spiegla, który zafascynował się 
twórczością Kantora od momentu, w którym miał okazję po raz pierw-
szy oglądać dzieła artysty na wystawie w Galerie H. Le Gendre wczesną 
wiosną 1959 roku. Obydwu połączyła wieloletnia przyjaźń. Spiegel, choć 
wyemigrował do USA jako zaledwie kilkuletnie dziecko w roku 1919, ży-
wił wielką nostalgię do swoich europejskich korzeni i z wielką pasją śle-
dził nowinki w sztuce europejskiej. Absolwent Uniwersytetu w Bostonie 
oraz Harvardu w 2001 roku Spiegel był założycielem organizacji „Aca-
demic Centers Abroad” rozwijającej zagraniczne programy naukowe 
z dziedziny sztuk pięknych dla amerykańskich studentów. 
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TADEUSZ KANTOR (1915 – 1990)

PEINTURE, 1962 

tech. mieszana, płótno, 80,3 x 99,5 cm
sygn. p.d.: Kantor 1/1962
opisany na odwrocie: 40 points T. KANTOR PARIS 27 I 1962 

Cena wywoławcza: 200 000 zł l
Estymacja: 230 000 – 300 000 zł

PROWENIENCJA:
Warszawa, kolekcja prywatna
USA, kolekcja Marc'a M. Spiegla 

Oferowane obrazy stanowią esencję kantorowskiej wizji Informelu. 
Powstały w czasie zagranicznych pobytów artysty. W roku 1961 Kantor 
udał się do Hamburga dokąd został zaproszony by gościnnie poprowa-
dzić pracownię malarstwa w Hochschule für Bildende Künste. W trak-
cie tego pobytu powstała praca Peinture. Według informacji podanej 
przez Lecha Stangreta w publikacji Tadeusz Kantor. Malarski ambalaż 
totalnego dzieła (Kraków 2006, s. 36) namalowane w Hamburgu obrazy 
zostały pokazane przez Kantora na indywidualnej wystawie w Paryżu 
w listopadzie 1961 roku (Peinture recentes, Galerie H. Le Gendre). Dru-
ga z oferowanych prac powstała w następnym roku w Paryżu (Peinture, 
1962). Faktura obydwu obrazów jest wzbogacona względem pierw-
szych eksperymentalnych płócien, widać w niej ewidentne dążenie 
artysty ku malarstwu materii. Mamy tu do czynienia z własną techniką 

artysty opartą na zastosowaniu nie tylko tradycyjnego medium czyli 
farby olejnej ale również materiałów syntetycznych – żywic i lakierów. 
W obydwu obrazach widać już odejście od taszystowskiego gestu roz-
chlapanej farby na korzyść gęstniejącej materii malarskiej przyjmującej 
gdzieniegdzie postać grubych reliefów. Kolorystyczne zestawienie, nie-
zwykle wysmakowane nie jest dziełem przypadku. Z jednej strony cie-
pła, miękka kolorystyka otrzymana przez zestawienie brązów i żółcieni 
(Peinture, 1961), z drugiej zaś uderzający kontrast znajdujących się obok 
siebie chłodnych błękitów i rozpalonych pomarańczy (Peinture, 1962) 
udowadniają niezwykłą maestrię artysty w posługiwaniu się kolorem. 
W obydwu płótnach czuć pulsujące życie, spełnia się w nich marzenie 
Kantora o materii ożywionej, przekraczającej wszelkie granice. 
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TADEUSZ BRZOZOWSKI (1918 – 1987)

ĆWIKIERY, 1966

tech. własna, płótno, 62 x 59 cm 
sygn. na odwrocie: 66. t. brzozowski
opisany na blejtramie: T. BRZOZOWSKI 1966 "CWIKIERY"
na odwrocie dedykacja: Kochanemu Józkowi od T.B.

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

Tadeusz Brzozowski urodził się w 1918 roku we Lwowie. Po studiach w oku-
pacyjnej Kunstgewerbeschule obronił dyplom w krakowskiej ASP. Współ-
pracował z teatrem podziemnym Tadeusza Kantora, również jako aktor. 
Należał do Grupy Krakowskiej a także do międzynarodowego ugrupowa-
nia Phases, skupiającego twórców zainteresowanych malarstwem inspi-
rowanym surrealizmem oraz abstrakcją niegeometryczną, liryczną. Pra-
cował 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 Poznaniu (1974) i wystawę rysunków w Muzeum 
Okręgowym w Radomiu (1986). Wielka wystawa pośmiertna eksponowana 
była w Muzeum Narodowym w Warszawie, a następnie w muzeach w Zako-
panem, Wrocławiu i Krakowie w latach 1997-1998. 
Tadeusz Brzozowski był niezwykle barwną postacią ówczesnego świata 
artystycznego. W odróżnieniu od chociażby Tadeusza Kantora, traktują-
cego swoją twórczość niezwykle poważnie, Brzozowski miał niezwykły 

dystans do siebie i do swojej artystycznej działalności. Przy całej powa-
dze podejmowanych przez siebie tematów ujętych w specyfi czną sym-
bolikę zachował jako człowiek niezwykłą dozę dowcipu i autoironii, cze-
mu dawał wyraz chociażby w tytułach swoich dzieł, pełnych wesołych 
skojarzeń i gier słownych. Już w latach pięćdziesiątych jego twórczość 
nabrała indywidualnego charakteru. Poprzez perfekcyjny warsztat ilu-
strował tajemnicze kompozycje, emanujące metaforą. Stosował głębo-
kie, pełne blasku kolory, 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, doprowadzony czasami na skraj wyczerpania i przez 
to obnażony w swoim istnieniu. Stąd jego obrazy są pełne emocji, przed-
stawione "przedmioty" zaś rozdarte, rozczłonkowane, pokazane w trak-
cie przeżywanego właśnie dramatu. Należy zwrócić jednocześnie uwagę 
na niebagatelny warsztat artysty. Kolor i faktura tworzyły jedyne w swo-
im rodzaju malarstwo abstrakcyjne, gdzie mówić mógł sam warsztat.

(…) 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 (…) Bo sztuka to nie kontemplacja piękna, lecz przeżywanie 
ludzkich spraw. – Tadeusz Brzozowski
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ERNA ROSENSTEIN (1913 – 2004)

OBIEKT

tech. własna, drewno, 33 x 30 cm
sygn. p.d.: E. Rosenstein

Cena wywoławcza: 20 000 zł l
Estymacja: 25 000 – 35 000 zł

Twórczość Erny Rosenstein stanowi indywidualną "trawestację" do-
świadczeń surrealizmu, chociaż sama artystka nie lubiła być nazywana 
surrealistką. O jej kompozycjach pisano między innymi, że przypominają 
wschodnie miniatury lub stare, azjatyckie zaklęcia. 
Obiekty Erny Rosenstein mają siłę zaczarowywania codzienności i – po-
dobnie do Kantorowskich ambalaży – wynoszą zepsuty przedmiot na pie-
destał, ukazują tropioną przez surrealistów cudowność dnia powszednie-

go. Artystkę nie interesował jednak programowy charakter tego rodzaju 
gestu – owo podnoszenie do rangi sztuki przedmiotów zużytych, które sta-
ło się jednym z postulatów wielu artystów XX-wiecznych (od kubistów po 
surrealistów). Rosenstein bardziej pragnie po prostu ocalić, zachować, po 
kobiecemu, ślady kruchości życia. Traktuje owe drobiazgi jak swoiste fety-
sze codzienności, są one świadectwem cudowności świata, odkrywanej na 
jego śmietnisku oraz jego przemijania, zapiskiem skazanej na zapomnienie 
chwili. Obiekty-kolaże gromadzą w sobie wszelkie odpady codzienności 

– śrubki, sprężynki, druciki, gwoździe, tubki, kawałki szkła, blachy i skóry, 
opakowania po farbach, czekoladkach, cukierkach i lekarstwach, zwitki 
papieru, spłaszczone puszki po piwie, tekturki i deseczki, kostki i kamyki. 
Na tle pędzącego za oknem miasta nabierają fi lozofi cznego przesłania, za-
chęcają do refl eksji mijającym czasem, zachęcają do uchwycenia skrawka 
umykającego życia. 
Erna Rosenstein uprawiała swoją surrealistyczną sztukę na przekór nie-

chęci a wręcz wrogości z jaką odnosiły się do niej ówczesne władze ko-
munistyczne widzące w wywrotowym humorze i poetyce snu niebezpie-
czeństwo dla systemu. I to odróżniało artystkę od surrealistów francuskich, 
dla których uprawianie naznaczonej surrealizmem sztuki było wyborem 
wyłącznie estetycznym, bez politycznych konsekwencji. Aktywność ar-
tystyczna Rosenstein w tak niesprzyjających warunkach stanowiła wyraz 
dużej odwagi. 

Nietypową, samotniczą drogą, pozostawiającą na uboczu wszelkie żywioły 
wybuchowych przemian – postępowała praca Erny Rosenstein. Twórczość
jej, oparta na fantastyce symbolicznej i ekspresyjnej, podlegała właściwie 
zawsze tylko własnemu rytmowi emocjonalnych napięć i uspokojeń, przewadze 
czynnika przedstawieniowego i asocjacyjnego.

cytat za: Kowalska B., Polska awangarda malarska 1945-1970, PWN, Warszawa, 1975, s. 88.
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JADWIGA MAZIARSKA (1913 – 2003)

BEZ TYTUŁU (KOMPOZYCJA), LATA 60-TE XX W.

olej, płótno, 109,5 x 80,5 cm
sygn. i opisany na odwrocie: Jadwiga Maziarska/ Kraków, ul. Mikołajska 8.

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

Materia mnie fascynowała, byłam nią bardzo podniecona. (…) Kolor ma na obrazie cechy 
materialne, konstrukcyjne (…). Obrazy wypukłe były dla mnie odkryciem nowej, nieznanej jeszcze 
formy materii. Tym właśnie jest dla mnie malarstwo – tworzeniem własnej artystycznej materii. 
(…) Kolor jest nie tylko farbą, którą nakładam na płótno. Jest jak krew. Jest tym dla malarstwa, 
czym krew dla organizmu. – Jadwiga Maziarska

Prekursorka malarstwa materii, wierna językowi abstrakcji. Jadwiga Ma-
ziarska artystka urodzona w 1913 roku w Sosnowcu. Przez rok studiowała 
prawo na Uniwersytecie Stefana Batorego w Wilnie, a od 1933 roku ma-
larstwo w Prywatnej Szkole Malarskiej Alfreda Terleckiego w Krakowie. 
W 1934 roku po zaliczeniu egzaminów wstępnych, stała się studentką Aka-
demii Sztuk Pięknych w Krakowie, gdzie doskonaliła swój warsztat w pra-
cowni Władysława Jarockiego, Stefana Filipkiewicza i Ignacego Pieńkow-
skiego. W latach studiów należała do organizacji lewicowych, przejściowo 
związana była z pierwszą Grupą Krakowską. W odróżnieniu do wielu ar-
tystów pochodzących ze środowiska krakowskiego tego okresu, Jadwigę 
Maziarską ominęła fascynacja surrealizmem. Artystkę fascynowała raczej 
struktura i tajemnice materii. Zapoczątkowane przez nią poszukiwania 
w zakresie "malarstwa materii" na polskim gruncie miały charakter pio-
nierski i znacznie wyprzedziły zbliżone próby innych krajowych twórców. 
Po wojnie należała do Grupy Młodych Plastyków i Klubu Artystów. Uczest-
niczyła w I Wystawie Sztuki Nowoczesnej w Krakowie 1948/49. Od 1957 jest 
członkiem Grupy Krakowskiej, której była współzałożycielką. Jednocześnie 

podtrzymywała związek z rodzinnym Śląskiem, regularnie wystawiając 
z Grupą Zagłębie. Od połowy lat 40. tworzyła obrazy abstrakcyjne (począt-
kowo również formy przestrzenne). Konsekwentnie rozwijając zaintereso-
wania strukturalne, wcześnie i samodzielnie doszła do malarstwa materii, 
którego jest prekursorką nie tylko na naszym gruncie. Początkowo ekspe-
rymentowała z fakturą malarską, nakładając na płótno grube i zróżnicowa-
ne warstwy farby. Od 1947 tworzyła w technice aplikacji, zszywając kawałki 
tkanin o różnych barwach i fakturach. W latach 50. wzbogaciła swą techni-
kę o połączenie farby olejnej ze stearyną, co pozwalało jej tworzyć kompo-
zycje o grubej, zróżnicowanej fakturze, ukształtowanej w naturalny sposób 
z podatnego materiału. Od lat 70. artystka zarzuciła technikę stearynową 
i wróciła do malarstwa olejnego, tworząc serie kompozycji o wąskiej ga-
mie barwnej, niekiedy ograniczonych do czerni i bieli. Od lat 90. na powrót 
zastosowała bogatszą kolorystykę. W 2001 otrzymała Nagrodę Artystyczną 
im. Jana Cybisa, w roku następnym jako laureatka zaprezentowała wysta-
wę indywidualną w Domu Artysty Plastyka w Warszawie. 
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KAJETAN SOSNOWSKI (1913 – 1987)

13-16, 16-4, 1966

olej, płótno, 108 x 77 cm
sygn. na odwrocie: 108 X 77 KAJETAN SOSNOWSKI obraz olejny 05-27 
[przekreślone] „13-16, 16-4” 1959 [przekreślone] Warszawa 1966-63 
ul. Świerczewskiego 95 m. 7A Kajetan

Cena wywoławcza: 45 000 zł l
Estymacja: 55 000 – 65 000 zł

PROWENIENCJA:
Francja, kolekcja prywatna

Od wczesnych obrazów Kajetana, na których farba rozprowadzana była dłońmi, bez użycia 
pędzla, po ostatni cykl zszywanych płócien 'Katalipomena' – obok tendencji konstrukcyjno-
porządkującej, obok dążenia do ascezy i obiektywizacji – zawsze ujawniała się w jego pracach 
intelektualna refl eksja i emanacja nieprzekładalnej na słowa siły ezoterycznej, bez której nie ma 
prawdziwej sztuki.

cytat za: Bożena Kowalska, Kajetan Sosnowski, [w:] Katalog wystawy laureatów Nagrody Krytyki im. Cypriana Kamila 
Norwida z lat 1967-1976, [red.] Wiesława Wierzchowska, Warszawa 1977.

Oferowana praca nawiązuje do cyklu Obrazów pustych, który powstał 
w wyniku fascynacji artysty minimalizmem. Obrazy z tego cyklu tworzo-
ne w latach 1961-64 charakteryzują się jednobarwną płaszczyzną o przy-
dymionym, zgaszonym kolorze, czasem otoczoną kontrastową bordiurą 
przydymionymi. Artysta zamalowywał płótno własnymi palcami, rozsma-
rowując farby dłonią po płótnie. Poprzez wyeliminowanie innych narzędzi 
malarskich Sosnowski zwracał uwagę na kontakt artysty z materią malar-
ską co nadawało płótnom z tego cyklu charakteru zbliżonego do sztuki per-

formance. Uzyskana w ten sposób faktura, nie pozbawiona śladów bezpo-
średniego działania, migotliwie odbijała światło. O istotę Obrazów pustych 
pytał Julian Przyboś: „Czy Sosnowski odkrył naprawdę nowe światło; to 
jest nową jego zjawę malarską?" I potwierdzał: „nie widziałem dotychczas 
nikogo ażeby tak głęboko wpuścił światło w obraz i żeby ono gdzieś z dna 
biło równomiernie na całą powierzchnię obrazu" (cyt. za: Kowalska B., Ka-
jetan Sosnowski, [w:] Kamena. Kwartalnik kresowy, nr 2(927), 1990, s. 42.)
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KAJETAN SOSNOWSKI (1913 – 1986)

OBRAZ SZYTY CZARNY Z CYKLU UKŁADY RÓWNOWARTOŚCIOWE, 1982 

bawełna barwiona, 130 x 100 cm 
sygn. na blejtramie: Kajetan Sosnowski 1982

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

Sosnowski zaczął szyć serie płócien według zasad, które za frapowały go niegdyś, podczas 
wykonywania projektu pomnika dla Chełma. Artysta badał wówczas relacje między brylami 
o równych objętościach, lecz o odmiennych kształtach; przeniósł to później na płaszczyznę 
– zainteresował się stosunkami między powierzchniami o tej samej wielkości, zawartej w różnych 
fi gurach geometrycznych – Zbigniew Taranienko 

cytat za: Kowalska B., Kajetan Sosnowski, [w:] Kamena. Kwartalnik kresowy, nr 2(927), 1990, s. 42.

Oferowana praca pochodzi z najbardziej cenionego i ważnego okresu 
twórczości Kajetana Sosnowskiego. Pierwsze „obrazy szyte” zrealizował 
artysta w połowie lat 70 i należały do cyklu Katalipomena. W monochro-
matycznych kompozycjach z pozszywanych kawałków surowego płótna 
lub bawełny Sosnowski akcentował związek sztuki z naturą, starając się 
przy tym zwrócić uwagę na zagrożenia cywilizacyjne. Sam artysta tak pisał 
o tych pracach: Len i bawełna to bezpośrednie produkty przemiany materii 
zachodzącej w roślinie, jej wymiany między ziemią a słońcem, przy której 
powstaje tlen, tak niezbędny dla naszej egzystencji. 'Katalipomeny' stały 
się hołdem dla doskonałości natury – ku uwadze i refl eksji widza. Obra-
zy szyte stały się poniekąd symbolem istoty malarstwa, zwracając uwagę 
na to, co zazwyczaj ukryte dla oczu widza. Układy równowartościowe były 
kontynuacją wspomnianego cyklu Katalipomena. Wykonywane w tej sa-
mej technice, na początku monochromatyczne, z biegiem lat stały się 
wielobarwne. Zasady, którymi rządził się ten cykl, oparte były na logice 

i naukowych podstawach. Pole jednego koloru lub kierunku splotu zajmu-
je dokładnie taką samą powierzchnię, co pole innego koloru lub kierunku 
splotu. Poprzez zachowanie takich proporcji Układy równowartościowe 
wzbudzają w odbiorcy poczucie ładu, harmonii i spokoju. 
Oferowana praca należy do powstałego w latach 1982-84 cyklu czarnych 
obrazów szytych. Wybór koloru pracy – czerni otrzymanej poprzez prze-
mysłowe zabarwienie tkaniny – wynikał z potrzeby odniesienia się do 
otaczającej w tamtym czasie politycznej rzeczywistości stanu wojennego. 
Praca wyraża się poprzez stosowaną już przez Sosnowskiego formę trój-
kątnych elementów pozszywanych ze sobą i naciągniętych na blejtram. 
Mimo jednolitej barwy i gładkiej powierzchni zastosowanej tkaniny całość 
różnicowana jest przez światło, które w każdym z poszczególnych elemen-
tów inaczej odbija się od splotów nici. I to właśnie rola światła i koloru jest 
absolutnie nadrzędna w pracach Sosnowskiego, który celowo nadaje su-
rowość swoim pracom pomijając zupełnie wątek przedstawieniowy. 
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Władysław Hasior należy do grona najwybitniejszych współ-
czesnych artystów polskich. Był niezwykłą indywidualnością, 
postacią nietuzinkową i barwną. Urodził się 14 maja 1928 roku 

w Nowym Sączu. Naukę rozpoczął w 1947 roku w Państwowym Liceum 
Technik Plastycznych w Zakopanym, pod kierunkiem profesora Anto-
niego Kenara. Następnie w latach 1952-1958 rozpoczął studia na war-
szawskiej Akademii Sztuk Pięknych pod kierunkiem profesora Mariana 
Wnuka. 
Wkrótce po studiach odbył podróż po Europie Zachodniej. Ta podróż 
oraz kontakty z grupą Phases i Edwardem Jaguerem uzbroiła go w odwa-
gę przekraczania czystości gatunkowej i formalnej. Hasior zaczął tworzyć 
wtedy surrealistyczne obiekty , budowane z „przedmiotów znalezionych”. 
W latach 1957-1968 pracował jako nauczyciel w Szkole Kenara w Zakopa-
nem, a w latach 1970-1971 jako scenograf w Teatrze Polskim we Wrocła-
wiu i pedagog w tamtejszej Państwowej Wyższej Szkole Sztuk Plastycz-
nych. W czasie pobytu we Francji w latach 50tych studiował w paryskiej 
pracowni rzeźbiarza Ossipa Zadkine'a. Od 1957 roku wystawiał indywi-
dualnie oraz brał udział w wystawach zbiorowych w kraju i za granicą, 
m.in. w: Paryżu, Rzymie, Sztokholmie, Oslo, Wiedniu, Wenecji, Brukseli. 
Twórczość Hasiora z jednej strony nawiązuje do surrealizmu, rzeźby 
abstrakcyjnej, nowego realizmu, z drugiej zaś odnosi się do rzemiosła 
ludowego. Wielokrotnie w swych kompozycjach artysta wykorzystywał 
przedmioty codzienne. Uznawany jest za prekursora sztuki polskiego 
asamblażu. Artysta uważał, że nie zawsze da się przedstawić niektóre 
problemy, tematy przy pomocy jednego konkretnego materiału – stąd 
konieczność szukania alternatywnych rozwiązań. Wybór materiałów też 
nie był dziełem przypadku – każdy element asamblażu miał swoje zna-

czenie. W 1960 zaczął odlewać w cemencie formy wydrążone w ziemi, co 
stało się podstawą niektórych jego późniejszych realizacji plenerowych. 
W 1965 powstały pierwsze „Sztandary“ i pierwsze projekty szklanego po-

mnika (nigdy nie zrealizowanego). Od 1969 artysta łączył niektóre swe 
realizacje pomnikowe z akcjami efemerycznymi („Golgota“, Montevideo 
1969, „Słoneczny rydwan“, Sodertalje 1972, „Pochód sztandarów“ i „Pło-
mienne ptaki“, Łąck 1973, „Ogniste ptaki“, Szczecin 1975, „Płomienne 
ptaki“ II wersja, Koszalin 1977, „Płonące sztandary“, Drawsko Pomorskie 
1979). Zrealizował pomniki: „Ratownikom górskim“, Zakopane 1959 
(wspólnie z uczniami Szkoły Kenara), „Pamięci rozstrzelanych zakład-
ników“, Zakopane-Kuźnice 1964, „grający“ pomnik na przełęczy Snozka 
koło Czorsztyna 1966, „Tym, co walczyli o polskość i wolność ziem Pomo-
rza“, Koszalin 1978-1980. Równolegle ze „Sztandarami“ i realizacjami mo-
numentalnymi tworzył kameralne rzeźby. W latach 80. i 90. znaczącym 
wątkiem twórczości artysty stały się „Portrety“, wykonywane w technice 
assemblage’u i collage’u. 
Kompozycje Hasiora nie tylko były nośnikiem ironii i drwiny ze współ-
czesnych artyście realiów. Niosły też zawsze jakąś treść odwołując się 
do symboliki i mitologii. „Jest jednym z tych twórców, którzy – oferując 
dzieło na wskroś nowatorskie, ale jednocześnie na wskroś rodzime – nie 
zdołali, mimo sukcesów, ugruntować swej pozycji w kręgach między-
narodowych. Po wprowadzeniu stanu wojennego Władysław Hasior, 
opowiedział się po stronie władzy, dzięki czemu znalazł w Zakopanem 
lokal na stałą ekspozycję swego dorobku, ale też skazał się tym gestem 
na społeczną niepamięć trwającą kilkanaście lat – aż do retrospektywy 
zorganizowanej w warszawskim Muzeum Narodowym latem 2005 roku. 
(cyt. za: A.Rottenberg, Sztuka w Polsce 1945-2005, Wydawnictwo Piotra 
Marciszuka STENTOR, Warszawa 2007,s.119). Prace Władysława Hasiora 
znajdują się w muzeach krajowych w Krakowie, Warszawie, Łodzi, Pozna-
niu, Szczecinie, Wrocławiu, Bydgoszczy, Lublinie, Nowym Sączu, Zakopa-

nem oraz w muzeach zagranicznych: w Helsinkach, Paryżu, Sztokholmie, 
Oslo, Sao Paulo, Rzymie, Mediolanie, Edynburgu, Bochun, Duisburgu, 
Amsterdamie, a także w bardzo licznych zbiorach prywatnych.

WŁADYSŁAW HASIOR

Używam materiałów, które coś znaczą. Każdy przedmiot ma swój sens, a złożone dają aforyzm. 
Aforyzm jest bardzo podobny do prawdy, ale nie jest samą prawdą. Działalność artystyczną 
uważam za prowokację: intelektualną i twórczą. – Władysław Hasior

cytat za:Magiczny Świat Władysława Hasiora, katalog wystawy w MDK, Mińsk Mazowiecki, 2013. 
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WŁADYSŁAW HASIOR (1928 – 1999)

W STARYM PIECU DIABEŁ PALI, OK. 1970

tech. własna, assamblage, 165 x 52,5 cm

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

PROWENIENCJA:
Polska, kolekcja prywatna
depozyt Muzeum Narodowego we Wrocławiu

WYSTAWIANY:
Wrocław, mia ART GALLERY, Kolekcja Hermansdorferów, 15 listopada – 20 
grudnia, 2017.

REPRODUKOWANY: 
Wrocław, Kolekcja Hermasdorferów [katalog wystawy], 2017, s. 81.

Oferowana praca, powstała ok. 1970 roku, należy do przestrzennych 
asamblaży komponowanych przez Hasiora z różnych przedmiotów – me-
talowych skrzynek, sztućców, gwoździ, drutu, porcelanowych bibelotów, 
kawałków tkanin. Artysta uważał, że nie zawsze da się przedstawić niektóre 
problemy, tematy przy pomocy jednego konkretnego materiału – stąd ko-
nieczność szukania alternatywnych rozwiązań. Wybór materiałów też nie 
był dziełem przypadku – każdy element asamblażu miał swoje znaczenie. 
„Używam materiałów, które coś znaczą. Każdy przedmiot ma swój sens, 

a złożone dają aforyzm. Aforyzm jest bardzo podobny do prawdy, ale nie 
jest samą prawdą. Działalność artystyczną uważam za prowokację: inte-
lektualną, twórczą”. – mówił Hasior (cyt. za: Magiczny Świat Władysława 
Hasiora, katalog wystawy w MDK, Mińsk Mazowiecki, 2013). Artysta często 
podkreślał, że nie jest twórcą awangardowym i że nie sprzeciwia się trady-
cji ani historii a wręcz z nich właśnie lubi czerpać reinterpretując bądź do-
słownie cytując motywy, symbole, tematy. Kompozycje Hasiora nie tylko 
były nośnikiem ironii i drwiny ze współczesnych artyście realiów. Niosły też 

zawsze jakąś treść odwołując się do symboliki i mitologii. Asamblaż „W sta-
rym piecu diabeł pali” to ponownie wyraz fascynacji Hasiora ginącym świa-
tem ludowej metafi zyki i duchowości, z której artysta lubił wydobywać ele-
ment fi glarnego podejścia do życia, patrzenia nań z przymrużeniem oka. 
Dziś sztuka Hasiora nie wzbudza już tak silnych emocji jak niegdyś, kiedy 
określano artystę heretykiem i bluźniercą. Ciekawi, intryguje, przyciąga, 
zaprasza wyobraźnię widza do gry, do odkrywania magii i tajemnicy, która 
za każdym dziełem Hasiora jest ukryta. „(…) Bo tu chodzi o ruch wyobraź-

ni, o ścieranie się poglądów – sam eksponat nie musi być arcydziełem 
– wystarczy, że jest skuteczną płaszczyzną do ćwiczenia naszej wspólnej 
wyobraźni” mówił Hasior (cyt. za: Myśli o sztuce, Nowy Sącz, 1986, s. 6). Lek-
kość, fi glarność jego prac jest jedynie pozorna – ma widza zainteresować, 
otworzyć go na dialog, zaprosić do głębszej refl eksji. W każdej ze swoich 
prac bowiem artysta stawia odbiorcy pytania – poważne i trudne, bo doty-
czące spraw ostatecznych i wiecznych. W ten sposób obiekty Hasiora stają 
się polem spotkania i dialogu artysty z odbiorcą. 
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Aleksander Kobzdej urodził się w Olesku na Ukrainie 12 listopada 
1972 roku. Był synem Teofi la i Karoliny z domu Szlachetko. Od 
1931 roku uczył się w Gimnazjum i Liceum Matematyczno – Fi-

zycznym im. Stanisława Żółkiewskiego we Lwowie, gdzie w 1939 roku 
zdawał maturę. Równolegle z nauką w szkole średniej pobierał prywatne 
lekcje rysunku pod kierunkiem Tomasza Kubali i rzeźby w pracowni Ja-
niny Reichert – Tothowej. Początkowo rozpoczął studia architektoniczne 
na Politechnice Lwowskiej, które w czasie okupacji kontynuował przez 
dwa lata, pobierając równolegle dodatkowe lekcje malarstwa u artysty 
i teoretyka sztuki Władysława Lama. W 1940 roku po raz pierwszy wysta-
wił swoje prace z Meirem Stachlem i Prowelerem na Politechnice Lwow-
skiej. W 1944 został wywieziony na roboty przymusowe do Wiednia, skąd 
uciekł do Jugosławii. W 1945 wrócił do kraju. W tym czasie podejmował 
różne prace dorywcze jako technik budowlany i malarz sklepowych szyl-
dów. Studia techniczne ukończył dopiero w 1946 roku na Politechnice 
Gdańskiej. Od 1947 roku zaczął nauczać w Państwowej Wyższej Szkole 
Sztuk Plastycznych w Sopocie jako adiunkt w Pracowni Kompozycji 
Bryły i Płaszczyzn przy katedrze prof. Józefy Wnukowej. W 1950 został 
mianowany zastępcą profesora w WSSP i zaczął samodzielnie prowadzić 
Pracownię Rysunku, Kompozycji Bryły i Płaszczyzn oraz ćwiczenia kolo-
rystyczne. W 1954 roku został po raz pierwszy wybrany na stanowisko 
Dziekana Wydziału Malarstwa, którą to funkcję będzie pełnił jeszcze w la-
tach 1957-60, w 1960 jako Prodziekan, w 1962 – ponownie jako Dziekan. 7 
stycznia 1955 Rada Wydziału Malarstwa przyznaje mu dyplom Akademii 
Sztuk Pięknych w Warszawie ze specjalizacją malarską. Pod koniec tego 
roku Kobzdej otrzymuje tytuł docenta. Od 1957 pełni funkcje członka Ko-
misji ds. zleceń Zakładów Doświadczalnych ASP. W 1958 zostaje miano-
wany profesorem mianowany profesorem nadzwyczajnym. Od 1961 kie-
rował Katedrą Zespołową Malarstwa Ściennego na Wydziale Malarstwa. 
W 1953 roku zawarł związek małżeński z Marią (Maryną) z domu Czub, 
prawniczką i anglistką. W 1954 roku przyszła na świat ich córka Katarzyna 
(również malarka) oraz w 1969 roku syn Mikołaj. W tym czasie publikował 
także w „Szpilkach” rysunki o charakterze satyrycznym. W latach 1965-66 
(równolegle z pracą w Warszawie) prowadził katedrę malarstwa w ham-
burskiej Hochschule für Bildende Kunste. 

W historii polskiej sztuki powojennej Aleksander Kobzdej zapisał się 
przede wszystkim w dwóch rolach: jako autor najbardziej znanych ma-
larskich realizacji postulatów realizmu socjalistycznego oraz jako twórca 
jednej z najciekawszych polskich wersji malarstwa materii. Początkowo 
Kobzdej interesował się sztuką postimpresjonistów, która pod koniec lat 
40. przerodziła się zarówno w malarstwie jak i rysunku w realizm. Jego 
prace cieszyły się dużym uznaniem ofi cjalnych władz: otrzymał liczne 
państwowe nagrody i odznaczenia. Od roku 1950 brał aktywny udział 
w ofi cjalnych przeglądach aktualnego dorobku artystycznego, tj. w do-
rocznych Ogólnopolskich Wystawach Plastyki organizowanych w War-
szawie z inicjatywy Ministerstwa Kultury i Sztuki. Na pierwszej z nich 
zaprezentował obraz Podaj cegłę (1949). W innych kompozycjach z tego 
okresu malarz potrafi ł pokazać również tragizm nadludzkiego wysiłku 
(Ceglarki, 1950). W latach 50. rozwinął też swój talent rysownika, tworząc 
cykle reportażowych notatek z podróży do Chin i Wietnamu. Wtedy też 
w jego twórczości nastąpiły zasadnicze, wręcz rewolucyjne przeobra-
żenia. Porzucił sztukę przedstawiającą i zaczął malować metaforyczne 
kompozycje o wyszukanym połączeniu kolorystycznym. W 1955 roku 
powstał cykl „Gęstwiny”, który wyznaczył nowy kierunek w twórczości 
coraz bardziej dojrzałego malarza. Kolejne podróże – tym razem po Euro-
pie Zachodniej sprawiły, że artysta całkowicie zrezygnował z narracyjnej 
formy przedstawiania świata i zaczął tworzyć metaforyczne kompozycje. 
W międzyczasie Kobzdeja coraz bardziej interesowała struktura obra-
zu – eksperymentował on z materią farby, a także próbował przełamać 
dwuwymiarowość dzieła. Eksperymentując z fakturą i przestrzenią do-
szedł do swego głównego motywu, jakim stał się wielki cykl „Szczelin“, 
tworzonych od 1966. W kolejnych latach malarz skupił się na obrazach 
przestrzennych, które miały jeszcze więcej cech charakterystycznych dla 
rzeźb np. Powierzchnia srebrna podparta reliefem. Ich syntezą stały się 
obiekty malarskie zwane „Hors cadre“ (poza ramą), wchodzące bez ja-
kichkolwiek ograniczeń w relacje z otaczającą przestrzenią. 
Aleksander Kobzdej reprezentował Polskę na Biennale w Wenecji (1954) 
oraz na Biennale w Sao Paulo (1959). 

ALEKSANDER KOBZDEJ
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ALEKSANDER KOBZDEJ (1920 – 1972)

MEXICO II/A , 1963

olej, płótno, 96,5 cm x 63,5 cm 
sygn. p.d.: Kobzdej
opisany na odwrocie: Aleksander Kobzdej 1963 MEXICO II/A
na odwrocie naklejka aukcyjna : C.G.Sloan & Co, Sale 780 (1985), lot 4

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

PROWENIENCJA:
USA, kolekcja prywatna
Dom Aukcyjny C.G. Sloan & Co., aukcja nr 780 (1985), poz. 4.
USA, kolekcja Rossa Paula Titusa
zakup od artysty

W tytułach jego obrazów obok tych dramatycznych, odnoszących się do surowej materii, rygorów 
elementarności, pojawiają się również te zainspirowane pejzażami – „Południowy” (1959), „Czarna 
wyspa” (1961). „Przez swoją substancję malarstwo Kobzdeja sprowadza naszą percepcję do 
wielkich tematów kosmicznych. Sugeruje poruszanie się ziemi i wód, ciosanie kamienia, pękanie 
drzewa, wznoszenie się ognia. Tu wszystko modeluje się w porządku najszczerszej prostoty, 
w gamie tonów, które powracając do genezy, mają rdzawe czerwienie, zieloność skały i błękit 
lazulitu. Czasem, wrażone w pęknięcia, ukazują się jakieś karbunkuły…”

cytat za: Powrót laureata, Życie Literackie, nr 40, 2.10.1960.

Pod koniec lat 50. Aleksander Kobzdej odbył kilka podróży po Europie 
Zachodniej. Wtedy też w jego twórczości nastąpiły zasadnicze, wręcz re-
wolucyjne przeobrażenia. Ostatecznie odrzucił sztukę przedstawiającą 
i rozpoczął eksperymenty z malarstwem metaforycznym. Powstające na 
początku lat 60. kompozycje utrzymane były w dramatycznym czy nawet 
eschatologicznym nastroju, a zarazem zadziwiały kolorystycznym sma-
kiem. Obrana wówczas ścieżka doprowadziła Kobzdeja do sztuki informel. 
Z biegiem czasu w coraz większym stopniu poświęcał się badaniu struktury 
obrazu. Podkreślał materialny status i rangę samej farby, różnicował faktu-
rę kompozycji i eksponował niuanse kolorystyczne. Apogeum tych działań, 
w pełni należących już do malarstwa materii, stała się seria prac z lat 60. 
zatytułowanych Szczeliny.
Mexico II/A to obraz namalowany przez Kobzdeja w 1963 roku. Pochodzi 
z amerykańskiej kolekcji Rossa Paula Titusa, analityka CIA a następnie ofi -
cera amerykańskiej służby dyplomatycznej, który na przestrzeni lat 50., 60. 

i 70. odbywał służbę w krajach bloku wschodniego, kolejno w Jugosławii, 
w Polsce i na Węgrzech. O kolekcji amerykańskiego dyplomaty wiadomo 
tyle, że oprócz kilku obrazów Kobzdeja zawierała również prace Alfreda 
Lenicy. Titus zakupił bądź otrzymał je najpewniej w trakcie swojej służby 
w Polsce. Wydarzenie to zbiegło się w czasie z Międzynarodowym rozgło-
sem jaki parę lat wcześniej przyniósł Aleksandrowi Kobzdejowi sukces na V 
Biennale w Săo Paulo. Otrzymał wówczas najważniejszą w swojej karierze 
nagrodę za cykl „Idole”. Sukces na Biennale zaowocował zainteresowa-
niem ze strony krytyków sztuki a to przerodziło się w serię wystaw, m. in. 
w Paryżu a następnie w ekskluzywnej galerii nowojorskiej French et Co. Ko-
lejnym amerykańskim sukcesem była wystawa w Gres Gallery w Waszyng-
tonie. Stało się to możliwe dzięki kuratorce Beatrice Perry, która malarstwo 
Kobzdeja odkrywa podczas swojej krótkiej wizyty w Polsce na początku lat 
60. To dzięki niej również nowojorskie MoMA wystawiło prace Kobzdeja.
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ALEKSANDER KOBZDEJ (1920 – 1972)

IMPERIA, 1960

olej, płótno, 60 x 50 cm
sygn. p.d.: Kobzdej/ 1960.
op. na odwrocie: ALEKSANDER KOBZDEJ/ 1960/ „IMPERIA”

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

Lata 1958-61 to okres bardziej zaangażowanego lub powierzchownego zainteresowania 
malarstwem materii, który zaobserwować można u większości artystów rodzimej awangardy. 
Malarstwo materii było w polskim kontekście przejawem wyzwalania się z pikturalizmu, próbą 
przełamania dominacji formuły kolorystycznej. Kobzdej, przebywając u schyłku lat 50. w Paryżu, 
znajduje się u samego źródła płynących nieprzerwanym strumieniem inspiracji – ogląda płótna 
Jeana Fautriera czy Dubuff eta. Ostateczne zerwanie z socrealistyczną ikonografi ą nastąpiło 
jednak w jego twórczości nieco wcześniej – w cyklu obrazów „Gęstwiny” (1955). Wówczas też 
w jego malarstwie nastąpiły radykalne przeobrażenia. Odszedł od sztuki fi guratywnej i zaczął 
malować metaforyczne kompozycje, poruszające często wątki eschatologiczne: obrazy-ikony, 
których prymitywna forma ludowej kapliczki kontrastuje z bogactwem niezwykle wyszukanych 
zestawień kolorystycznych; obrazy-idole (1958-59) z centralnie umieszczoną postacią – surowe, 
groźne, tajemnicze; obraz-relikwiarze, o chropowatej fakturze spatynowanej skóry, w którą 
'oprawiono' gładkie i lśniące płytki farby na kształt szlachetnych kamieni 

cytat za: Wojciechowski A., Młode malarstwo polskie 1944-1974, Wrocław 1983, s. 85. 
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JAN LEBENSTEIN (1930 – 1999)

FIGURA OSIOWA, 1958

olej, płótno, 120 x 75 cm
sygn. p.d.: LEBENSTEIN 58
sygn. na odwrocie: JAN LEBENSTEIN 1958

Cena wywoławcza: 110 000 zł l
Estymacja: 140 000 – 180 000 zł

PROWENIENCJA:
Polska, kolekcja prywatna
zakup od artysty

Figury osiowe to były fi gury, które można porównać do fi gur totemicznych, ale które 
miały nośność inną. Miały nośność dla mnie, nienazwaną słowami, i ktoś inny musiał 
to nazwać, Nazwał to Kot Jeleński, mówiąc, że te fi gury maja nośność, znaczenie Erosa 
i Tanatosa. To był mój szyfr. W Polsce wszystko musiało być wtedy szyfrem. Musiał to też 
być szyfr abstrakcyjny, dlatego że pewnego typu abstrakcja w Polsce miała inny sens niż 
w tych samych latach w Paryżu. 

cytat za: Jan Lebenstein. Rozmowy o sztuce własnej, o tradycji i współczesności, 
oprac. A. Wat i D. Wróblewska, Warszawa 2004, s. 155.

Twórczość Jana Lebensteina jest trudna do zdefi niowania. Z jednej strony 
jawi się jako oryginalna odmiana malarstwa fi guratywnego, z drugiej zaś 
przemawia bogatym językiem abstrakcyjnym, który bliski jest surreali-
zmowi. Obrazy Lebensteina to poetyckie transpozycje fi gury ludzkiej, eks-
presyjne postaci zwierzęce, w których przebrzmiewa fascynacja reliktami 
archaicznych kultur. Magdalena Szafkowska, kuratorka wystawy Jan Le-
benstein. Obrazy i gwasze z kolekcji Muzeum Narodowego we Wrocławiu 
(2014) tak scharakteryzowała postać Lebensteina: Wierny sobie, reprezen-
tujący zupełnie odrębny styl w malarstwie, w krótkim czasie zdobył mię-
dzynarodową sławę. Renomę przyniosły mu obrazy monochromatyczne, 
zatopione w ciemnych brązach, mitotwórcze. Bardziej kolorowe były jego 
wizje malowane gwaszem. Jego fantasmagorie były generowane dwiema 
apokalipsami. Tą przeżytą w 1939 roku i tą według św. Jana. Malując je, stał 
się w sposób niezamierzony epigonem Dürera i Boscha.

Wśród rozmaitych cyklów malarskich jednym z ciekawszych i najbardziej 
rozpoznawalnych jest cykl tzw. Figur osiowych, do których należy prezen-
towana praca z 1958 roku. Powstawał on w przełomowych dla artysty la-
tach 1958-1962 i zamyka w sobie rozumienie istoty życia, trwania, śmierci, 
erotyzmu. Swoboda w operowaniu autonomicznie traktowaną materią 
malarską, wąska gama tonów pozornie mało efektownej skali barwnej po-
woduje, że cykl ten zestawić można z twórczością Rajmunda Ziemskiego 
czy Zbigniewa Tymoszewskiego. Lebenstein podjął śmiałą próbę wybu-
dowania obrazów organicznych, konkretnych, zmysłowych, pokazujących 
przede wszystkim to, co pierwotne i fi zyczne, pełnych wiary w siłę żywotną 
materii (Wojciechowski A., Jan Lebensztejn, [w:] Jan Lebenstein i krytyka, 
s. 135) Oryginalność tej formuły malarskiej docenili francuscy krytycy przy-
znając Lebensteinowi Grand Prix na 1. Międzynarodowym Biennale Mło-
dych w Paryżu (1959). 
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JAN LEBENSTEIN (1930 – 1999)

FIGURA OSIOWA, 1959

tusz, gwasz, papier milimetrowy, 43 x 58 cm w świetle oprawy
sygn. p.d.: LEBENSTEIN, l.d.: LEBENSTEIN
na odwrocie naklejka Galerii Moos w Toronto

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

PROWENIENCJA:
Warszawa, kolekcja prywatna
Poznań, kolekcja prywatna
Dom Aukcyjny Agra Art, aukcja 14.12.2014, poz. 114.
Toronto, Galeria Moos

Klimat obrazów Lebensteina to chyba – najogólniej biorąc – jakaś obsesja samotności, 
osaczenia, dramat bezradnej egzystencji. Przy szaleńczo ruchliwej, zdynamizowanej 
powierzchni płótna postać ludzka – zajmująca zawsze centralne miejsce w obrazie 
pozostaje napięta, wyprostowana, zastygła. Sprzeczność między barokowym kształtem 
a niezmienną hieratycznością fi gury jest fascynująca i nie bez przyczyny przywodzi na 
myśl formę totemicznych idolów – bo nowoczesne malarstwo Lebensteina ma w sobie 
coś archaicznego: Może umiłowanie symetrii, może bezczasowość; jest poza tym nieco 
tajemnicze i magiczne. – Andrzej Osęka o cyklu Figury osiowe

Cykl Figur osiowych to nie tylko obrazy olejne ale również prace malowa-
ne tuszem, gwaszem lub akwarelami na papierze, często milimetrowym. 
Przedstawiają zgeometryzowane, zsyntetyzowane, uproszczone, ale też 
często zdeformowane postacie o hieratycznej strukturze, ukazane nieru-
chomo, wertykalnie i symetrycznie wokół osi – kręgosłupa, w pełni niemal 
wypełniające płaszczyznę kartki. Wobec fi gur osiowych często używa się 
określenia „rozpięte” czyli rozłożone symetrycznie wzdłuż osi, „hieratycz-
ne” – ponieważ dostojne, sztywne, przywodzące na myśl pismo staroegip-

skie. Sam artysta mówił, że Figury osiowe były obrazami pojęciowymi, tzn. 
rzutowały naturę w sposób wyabstrahowany na obraz, a nie przedstawiały 
przedmiotu w sposób pośredni. Traktował je zatem jak rodzaj znaków, ele-
mentów tajemniczego kodu. Figur osiowych nie da się łatwo przyporząd-
kować do żadnego nurtu w sztukach plastycznych lat 50. i 60. Nie należą 
bowiem ani do sztuki abstrakcyjnej, ani do surrealizmu ani do nowej fi gu-
racji – są bytem osobnym. Tak jak osobnym i nie dającym się zdefi niować 
twórcą był Jan Lebenstein. 
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EDWARD MATUSZCZAK (1906 – 1984)

PRACA PRZY SZYBIE, 1936

olej, płótno, 46,2 x 41 cm
sygn. p.d.: Matuszczak 1936 

Cena wywoławcza: 9 000 zł l
Estymacja: 12 000 – 14 000 zł

PROWENIENCJA:
ze zbiorów rodziny artysty

51
EDWARD MATUSZCZAK (1906 – 1984)

MARTWA NATURA Z BUTELKĄ, 1930

olej, płótno, 46 x 41 cm
sygn. l.d.: Matuszczak ‘930 

Cena wywoławcza: 9 000 zł l
Estymacja: 12 000 – 14 000 zł

PROWENIENCJA:
ze zbiorów rodziny artysty
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TYMON NIESIOŁOWSKI (1882 – 1965)

WIATR NAD MORZEM, 1964 

olej, płótno, 65 x 50 cm 
sygn. p.d.: Tymon
na odwrocie nalepka Centralnego Biura Wystaw Artystycznych okręg w Toruniu

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

PROWENIENCJA:
Warszawa, kolekcja prywatna
zakup od artysty przez Ministerstwo Kultury i Sztuki w latach 70. XX w.

Tymon Niesiołowski urodził się 2 października 1882 roku we Lwowie. 
Ojciec artysty był urzędnikiem w Sejmiku Galicyjskim, z zamiłowania 
zaś zapalonym ornitologiem z widocznymi umiejętnościami rysunkow-
ymi. To jednak matka, miłośniczka fi lozofi i i literatury wywarła silniejszy 
wpływ na osobowość artysty. Już w lwowskim gimnazjum Niesiołows-
ki zainteresował się plastyką. Dalszą naukę kontynuował w Oddziale 
Malarstwa Dekoracyjnego lwowskiej Szkoły Przemysłowej. Do grona 
wykładowców uczelni zaliczali się tacy artyści jak Tadeusz Rybkowski. 
Po uzyskaniu matury w 1900 roku Niesiołowski rozpoczął studia na Aka-
demii Sztuk Pięknych w Krakowie. Tam miał styczność z Józefem Mehof-
ferem. Mehoff er nauczył mnie porządnie rysować. Malowania nauczyć 
się nie można, ale rysunku uczyć się trzeba koniecznie. Mehoff erowi 
więc zawdzięczam zrozumienie praw warsztatu. Do dziś korzystam 

z jego rad… – pisał artysta. Niesiołowski doskonalił również swoje umie-
jętności pod okiem Teodora Axentowicza, ale za swojego mistrza zawsze 
uznawał Stanisława Wyspiańskiego. Debiut Tymona Niesiołowskiego 
nastąpił w 1903 roku, kiedy to w krakowskim Towarzystwie Artystów 
Polskich Sztuka zaprezentował trzy rysunki wybrane właśnie przez 
Wyspiańskiego. W 1905 roku Niesiołowski przeprowadził się do Zako-
panego. Wiadomo, że przyjaźnił się wtedy m.in. z Janem Kasprowiczem, 
Kazimierzem Przerwą – Tetmajerem, Stanisławem Witkiewiczem i jego 
synem – Ignacym Witkiewiczem. Od tego roku notuje się również silny 

wpływ jaki na osobowość twórczą artysty wywarł Władysław Ślewińs-
ki. 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 Stowarzysze-
niem Kilim, co zaowocowało pięknymi projektami tkanin. W latach 
1917 – 1922 należał do Ekspresjonistów 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 Artystów Plastyków i przeszedł kolejną 

metamorfozę, skupiając swe zainteresowania na kolorze i miękkim 
modelunku, wydobywając światło, cienie 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 Toruniu. W latach 1946-1960 
kierował Katedrą Malarstwa Sztalugowego Sekcji Sztuki na Uniwersyte-
cie 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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WŁADYSŁAW JACKIEWICZ (1924 – 2016)

AKT, 1984

olej, płótno, 80 x 60 cm
sygn. p.d.: Jack 84 
opisany l.d.: Leonowi – Wadik / 27. IX. 88
opisany na blejtramie: XV/76 W. JACKIEWICZ GDAŃSK MARIACKA 80x60 / W. JACKIEWICZ OBRAZ II/84; dalej: P.A. XVI/75
na blejtramie naklejka z nr 18 oraz numerem inwentaryzacyjnym
naklejka z napisem: W. JACKIEWICZ
Dedykacja dla Leona Zatonia znajomego artysty z Gdańska.

Cena wywoławcza: 10 000 zł l
Estymacja: 14 000 – 18 000 zł

Wybitny malarz, ceniony pedagog oraz rektor Państwowej Wyższej Szkoły 
Sztuk Plastycznych w Gdańsku. Urodził się 17 lutego w 1924 roku w Pod-
brodziu na Wileńszczyźnie. Swoją edukację odebrał na Wydziale Malarstwa 
w Państwowej Wyższej Szkole Sztuk Plastycznych w Gdańsku. To właśnie 
tam poznał prof. Artura Nachta – Samborskiego, w którego pracowni 
w 1952 roku uzyskał dyplom oraz Piotra Potworowskiego. Dwójka profeso-
rów wzbudziła w Jackiewiczu zainteresowanie koloryzmem. W 1959 roku 
Władysław Jackiewicz został wykładowcą PWSSP, a w 1975 otrzymał tytuł 
profesorski, pomiędzy 1969 i 1981 pełnił funkcję rektora. Lata 50. to okres 
poszukiwań Jackiewicza. Ich efektem są pierwsze prace ukazujące odręb-
ne krajobrazy o żywej kolorystyce, później formy kubizujące, aż wreszcie 
te sięgające wręcz abstrakcji. W latach 60. artysta przeżywa krótki epizod 
taszystowski, aby pod koniec dekady stworzyć własną idee abstrakcyjnego 

aktu, malując pozbawione anatomicznych szczegółów, syntetyczne, świe-
tliste akty- torsy o kształtach sprowadzonych do odrealnionych form, które 
jednak, pomimo silnej deformacji, zachowują witalne piękno. Często są to 
przenikające się wplatające się w siebie erotyczne sylwety. Uwidacznia się 
w nich trwająca do dziś fascynacja artysty ciałem ludzkim o harmonijnych 
formach, ale też dążenie do doskonałej organizacji przestrzeni obrazu, któ-
re postaci te wypełniają. Pomimo sięgania wciąż do tego samego motywu, 
dzięki kładzionej wciąż płasko plamie barwnej, wykorzystywaniu efektu 
barwnego grantu, na którym często widoczne są ślady rysunku i cienko 
nakładanej warstwy delikatnego laserunku. Z płócien Jackiewicza wyłania 
się zaskakujące, różnorodne kolorystycznie i formalnie kompozycje. Za 
sprawą uproszczenia formy jak i koloru, jest to malarstwo pełne kontem-
placyjnego wyciszenia, powstałe jakby „między słowami”.
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HENRYK MUSIAŁOWICZ (1914 – 2015)

Z CYKLU OCZEKIWANIE, 1981-85

olej, płyta, drewno, 82 x 104 cm
sygn. na odwrocie: Z CYKLU OCZEKIWANIE 82 X 104 1981/85 MUSIAŁOWICZ 

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

PROWENIENCJA:
z kolekcji rodziny artysty

Henryk (Telesfor) Musiałowicz urodził się 5 stycznia 1914r. w Gnieźnie, 
będąc czwartym i najmłodszym synem Marianny i Stefana Musiałowicz. 
Od 1932 uczył się w Państwowej Szkole Sztuk Zdobniczych i Przemysłu 
Artystycznego w Poznaniu. W 1936r. uzyskał absolutorium na Wydziale 
Malarstwa Dekoracyjnego i Witrażownictwa. Zakończenie nauki zbiegło 
się z powołaniem do służby wojskowej, którą Henryk Musiałowicz odbył 
w gnieźnieńskiej Szkole Podchorążych. W roku 1937 (jeszcze w mundurze) 
zdawał egzaminy do warszawskiej Akademii Sztuk Pięknych. Początkowo 
wpływ na jego malarstwo miał Leonard Pękalski i Felicjan Kowarski, u któ-
rego wykonał dyplom artystyczny. W Kampanii Wrześniowej Musiałowicz 
walczył nad Bzurą, po czym przebijał się do stolicy. Przez krótki czas prze-
bywał w Gnieźnie, by jesienią 1939 roku powrócić do Warszawy. Podczas 
okupacji przebywał też okresowo w majątku Zofi i i Henryka Stulgińskich 
w Dębe Małe koło Mińska Mazowieckiego, dokąd trafi ł w ramach akcji let-
niego dożywiania młodych artystów. Artysta po wojnie w swojej twórczo-
ści poruszał wątki związane z martyrologią, tragedią Powstania Warszaw-

skiego, zburzeniem Warszawy, której ruiny upamiętnił w cyklu rysunków 
z 1945-1946. Inspirująca dla niego była twórczość mistrzów malarstwa 
holenderskiego. Od tej pory jego malarstwo zdominowały ciemne kolory 
„uspokojona, niekiedy hieratyczna kompozycja form zaledwie sugerują-
cych fi gury ludzkie, bogata faktura i połyskliwość powierzchni. Z czasem 
artysta zaczął konstruować formy przestrzenne z drewna, jak zwykle po-
krytego bogatą warstwą malarską, w wydłużonych stojących kształtach”. 
W latach 80' coraz częściej Musiałowicz wykonuje obrazy przestrzenne, 
które konstruuje z wcześniej opracowanych drewnianych elementów, któ-
re przypominają totemy, pokryte intensywna polichromia. Artysta do 1983 
aktywnie działał w ZPAP. Był członkiem międzynarodowych organizacji ar-
tystycznych, w tym kilku włoskich, jak Accademia Tibertina w Rzymie (od 
1965), Accademia Italiana delle Arti e del Lavoro w Parmie (od 1979), Ac-
cademia Europea, Calvatone (od 1985). W 2002 wielką retrospektywę jego 
twórczości zorganizowało Muzeum Narodowe w Poznaniu.

Jego prace ogarnięte są, półmatową czernią, lekko lśniącą błyskiem nocy lub smoły to 
czerń przepastnych mroków ziemi, gdzie rodzi się światło – zmartwychwstanie. Żarzy 
się więc ono ledwo wyczuwalnym lśnieniem złota, obok pojawia się czerwień, biel 
postaci ludzkiej lub jej konturu, cień krzyża, a nawet strumień światła gdy trzeba, ale 
wszystko spowija jakby zasłona czerni. Obok krzyża pojawia się czasem symboliczna 
biel o czerwień, jednak niezwykle świadome usytuowanie ich w kompozycji, dalekie od 
przypadkowości, nie nasuwa automatycznych jednoznacznych powiązań z narodowo-
religijną symboliką. Musiałowicz chętnie nadaje swoim krzyżom formę totemów. Niemal 
wszystko jest u niego formą bogatą i różnorodną, niezwykle wysublimowaną. Zawiesiste 
impasty, ziarna materii skalnej, piasku, ziemi, chropowatość tynku. Źródeł bogatego 
nastroju i niuansów światła i czerni, malarstwa Musiałowicza należy doszukiwać 
się w grotach Lascaux, starych ikonach, w pobłysku złota u Rembrandta wreszcie. 
Ta niezwykle intrygująca interpretacja, której punktem wyjścia jest dramat stanu 
wojennego, zakończyła się ponadczasowością doświadczenia malarskiego. W tym tkwi 
siła przekazu Henryka Musiałowicza.

cytat za: Henryk Musiałowicz, [katalog wystawy] Muzeum Narodowe w Poznaniu, 2002, ss. 25-26.
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MAGDALENA ABAKANOWICZ (1930 – 2017)

KATHARSIS, 1985

7 grafi k (6 grafi k + 1 grafi ka ilustracyjna na stronie tytułowej), litografi a, papier, 75 x 56 cm (płyta), 
64 x 48,5 cm (odcisk)
sygn. p.d. każda: M. Abakanowicz 85 
ed. l.d. każda: 23/100
wyd. Fattoria di Celle, Edizioni della Bezuga, Florencja 

Cena wywoławcza: 28 000 zł l
Estymacja: 40 000 – 50 000 zł

WYSTAWIANY:
Nowy Jork, A Walking Lesson: Abakanowicz / Markowski, galeria Green Point Projects, listopad-grudzień 2017.

W 1985 roku Abakanowicz wykonuje Katarsis – wielofi gurową kompozy-
cję w plenerze. Trzydzieści trzy monumentalne postacie stoją w otwartej 
przestrzeni „Spazi d'Arte” w pobliżu Pistoi we Włoszech. Tworzywem jest 
brąz - materiał trwalszy niż życie. Podobnie jak Postacie siedzące, Plecy, 
Figury stojące – formy Katharsis to powłoki, które w tym samym stopniu 

zakrywają, co ujawniają swoje wnętrze. Podobnie jak tamte są hieratycz-
ne, nagie. Organizują przestrzeń kontemplacyjną, w której człowiek może, 
a nawet musi chodzić, w której poznaje nowe wartości otoczenia, przyrody 
i własną wrażliwość. Nastrój tego porównywano do klimatu rytuału religij-
nego. W tym znaczeniu Katarsis jest więc podsumowaniem, apogeum tego 
okresu, który zapoczątkowały Alteracje. Jest jednak czymś więcej. Po raz 
pierwszy Abakanowicz realizuje dzieło którego celem jest trwanie. Świado-
mie wybiera materiał mocny. „Może dlatego, że zapragnęłam, aby pozosta-
wione znaki, były dla innych trwałym niepokojem. Może to przekora wobec 

własnych poglądów. Może świadomość, że stały bezruch jest silniejszy od 
sytuacji zmiennych.” Teka grafi k Katarsis, została wydana z okazji powsta-
nia tego dzieła a pełna jej edycja była odbijana we fl orenckiej drukarni na 
przestrzeni 1985 i 1986 roku. Zawiera litografi e nie będące bezpośrednimi 
szkicami do posągów wchodzących w skład Katarsis, ale wrażeniowymi 
szkicami artystki opisującymi to dzieło. Swobodne rysunki o żywej, orga-
nicznej kresce (tak znamiennej dla Abakanowicz) przedstawiają głowy i tor-
sy monumentalnych posągów. Można więc powiedzieć, że jest to pewnego 
rodzaju komentarz artystki do dzieła, a jednocześnie niesłychanie uniwer-
salna esencja z całej twórczości Magdaleny Abakanowicz, co w połączeniu 
z bardzo wysoką wartością artystyczną samą w sobie tych rysunkowych 
litografi i stanowi bardzo ciekawą propozycję dla kolekcjonerów i rzadką 
alternatywę dla jej prac przestrzennych, (nierzadko monumentalnych i wy-
magających pod względem ekspozycji) dla prywatnych kolekcji.

(…) Rysunek mógł mieć siłę. Kobiety na wsi kreśliły na drzwiach mieszkań znaki i litery 
święconą kredą i węglem. To zatrzymywało zło. Chciałam też znać zaklęcia, ale były 
niedostępne. Tylko ich obecność dzieliła miejsca na te bezpieczne i te otwarte dla 
różnych mocy. Teraz kiedy rysuję, tłoczy się rzeczywistość, wychodzą na papier części 
tych obszarów, których zaklęcia nie chronią – Magdalena Abakanowicz 
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TERESA PĄGOWSKA (1926 – 2007)

PLAŻA, 1985

akryl, tempera, płótno, 145 x 261,5 cm (dyptyk)
sygn. monogramem l.d.: TP.85
opisany na odwrocie: TERESA PĄGOWSKA 1 PLAŻA 145x264 cm 1985 oraz TERESA PĄGOWSKA 
2 PLAŻA TANCERKA [przekreślone] 145x264 cm 1985

Cena wywoławcza: 190 000 zł l
Estymacja: 250 000 – 350 000 zł

WYSTAWIANY:
Toruń, TU jesteśmy. Wybrane prace polskiej sztuki po 1945 roku z kolekcji Krzysztofa Musiała, 
CSW Znaki Czasu, 2017.
Warszawa, Teresa Pągowska. Przesypywanie czasu, Galeria aTAK, 05.09- 29.11.2008.

REPRODUKOWANY:
Warszawa, Teresa Pągowska, Przesypywanie czasu [katalog wystawy], Galeria aTAK, 2008, s. 172.
Toruń, TU jesteśmy. Wybrane prace polskiej sztuki po 1945 roku z kolekcji Krzysztofa Musiała [katalog 
wystawy], wyd. CSW Znaki Czasu, s. 174.

Malarka i przedstawicielka szkoły sopockiej i nowej fi guracji. Dyplom 
w zakresie malarstwa uzyskała w 1951 w poznańskiej PWSSP, gdzie stu-
diowała pod kierunkiem Wacława Taranczewskiego i Eustachego Wasil-
kowskiego. W latach 1949-1950 pełniła w macierzystej uczelni funkcję 
asystentki, następnie objęła stanowisko adiunkta w gdańskiej PWSSP 
w katedrze malarstwa Stanisława Teisseyre'a. W okresie 1958-1962 pro-
wadziła działalność pedagogiczną jako docent w katedrze malarstwa 
Piotra Potworowskiego. Była wykładowcą Akademii Sztuk Pięknych 
w Gdańsku, Łodzi a następnie w Warszawie. Pągowska należy do grona 
najwybitniejszych twórców polskiej sztuki współczesnej. Dzięki przyjaźni 
z Piotrem Potworowskim i inspiracji jego dziełami dała się poznać w la-
tach 60. jako artystka szczególnie wrażliwa na dźwięczność barwy. Mimo 
zafascynowania kolorystami poszukiwała jednak własnej drogi twórczej. 
Od tamtej pory jej obrazy zdominowane były motywem zdeformowanej 
fi gury ludzkiej. Związana z nurtem nowej fi guracji w centrum swojego 

zainteresowania stawiała człowieka, świat jego przeżyć i emocji, dra-
mat istnienia. Kontrasty modulowanych plam barwnych, sumaryczne 
kształty, teatralne pozy i gesty postaci usytuowanych na granicy fi gura-
tywności i abstrakcji to cechy charakterystyczne jej najlepszych płócien. 
Jak pisze Bogusław Deptuła: (…) 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 re-
bus 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 nie-
jednoznaczność i obcinanie. Obcinanie wszystkiego: w sobie, w obrazie, 
w emocjach, w rzeczywistości, w kolorach. Tylko wyobraźnia pozostaje 
nieobjęta żadną redukcją. (Teresa Pągowska, Warszawa 2001, s. 11) 

Są obrazy, które rodzą się w trakcie zaciekłej walki artysty z oporna materią i noszą na 
sobie piętno tego zmagania. Obciążone warstwami farbami, ze śladami poprawek, 
czasem wręcz dziurawe, niosą w sobie ciężar egzystencji. Pągowska nie pozwala 
sobie na to. To, co widać, to czysta esencja. Ślady procesu sublimowania nie zostały 
ujawnione. Zostały w niej. Gdy coś w końcu pojawi się na płótnie, najwyraźniej 
nieodwołalnie winno było się na nim znaleźć. – Bogusław Deptuła o Teresie Pągowskiej

cytat za: Teresa Pągowska, Warszawa, 2001, s. 9.
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EUGENIUSZ MARKOWSKI (1912 – 2007)

NIC NA TO NIE PORADZĘ WOLĘ NAGĄ DZIEWCZYNĘ OD NAGIEGO KRÓLA, LATA 80-TE XX W.

tech.własna, płótno, 130 x 95 cm
sygn. l.d.: E. Markowski 
opisany na górze: Nic na to nie poradzę wolę nagą dziewczynę od nagiego króla
opisany u dołu: uchwaliliśmy kolektywnie myśleć indywidualnie

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

Urodził się w 1912 roku w Warszawie. Absolwent tamtejszej ASP, dyplom 
uzyskał w pracowni Tadeusza Pruszkowskiego w 1938 roku. W wyniku 
zawieruchy wojennej trafi ł do Włoch oraz Kanady gdzie pracował jako 
dziennikarz, a także dyplomata. We Włoszech nawiązał współpracę 
z grupą Libera Associazione Arti Figurative, wraz z którą kilkukrotnie wy-
stawiał swoje prace. Dopiero po powrocie do Polski w roku 1955 w pełni 
oddał się sztuce. Zajmował się zarówno malarstwem jak i rysunkiem, 
grafi ką oraz scenografi ą. W latach 1956-1970 zajmował stanowisko dy-
rektora w Departamencie Współpracy z Zagranicą. Od roku 1970 był 
profesorem malarstwa na Akademiach Sztuk Pięknych w Warszawie 
i w Poznaniu. Był żonaty z Teresą (dziennikarką i redaktorką) córką pisa-
rza Jarosława Iwaszkiewicza, z którą miał córkę Magdę.
Jako, że rozkwit sztuki Markowskiego nastąpił dość późno – artysta miał 
ponad czterdzieści lat kiedy to zaczął aktywnie uprawiać sztukę, kryty-
cy mają z nim pewien problem. Często jego dzieła przypisywane są do 
nurtu nowej fi guracji, jednakże artysta nie należał do grupy jego przed-
stawicieli. W centrum ekspresyjnych kompozycji Markowskiego znajduje 
się zwykle człowiek. Zdeformowane, pierwotne ludzkie postacie często 
podobne do zwierząt wydają się być z jednej strony groteskowo śmiesz-

ne zaś z drugiej tragiczne w swojej egzystencji. Cała twórczość artysty 
oparta jest na podejściu ironicznym z dużą dawką krytycyzmu. Malarz 
w swoich obrazach dokonuje ciętej diagnozy rzeczywistości, która go 
otacza. Sam o sobie mówi: Mnie osobiście interesuje przede wszystkim 
groteskowy i wyraźny kontrast istniejący dziś między coraz zawrotniej 
rosnącym rozwojem technologicznym a niezmiennością prymitywnych 
i elementarnych ludzkich pasji i instynktów. Wraz z pędzącym rozwo-
jem świata malarstwo Markowskiego nabiera coraz to bardziej ponad-
czasowego charakteru. Osią tego wszystkiego pozostaje człowiek ze 
swoją pierwotnością. W obrazach artysty nie zawsze protagonistą jest 
człowiek. Czasem obok niego lub samotnie pojawia się się zwierzę – byk 
lub koń. Zwierzęta ukazane są w sposób potężny często spersonifi kowa-
ny. W obrazach Markowskiego możemy dostrzec antyestetyczną wizję 
autora. Używa on jaskrawych barw, często bawiąc się czerwienią wraz 
jej wszystkimi odcieniami. Zdzisław Kępiński pisze, że: kolor Markow-
skiego jest podniecony. Ekspresja pociągnięć pędzla tworzy dynamikę 
obrazów, które wydają się być malowane spontanicznie, instynktownie. 
Artysta brutalnie obchodzi się ze swoimi bohaterami, a poprzez użycie 
groteski i żartu wydobywa najciemniejszą stronę ludzkiej egzystencji. 
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WOJCIECH FANGOR (1922 – 2015)

MARTWA NATURA Z GRUSZKĄ, 1993

olej, płótno, 56 x 66 cm
sygn. l.d.: Fangor
sygn. na odwrocie: FANGOR 1993 22x26” still life with pear
na blejtramie nr inwentarzowy: MASP/ dep. 1683

Cena wywoławcza: 180 000 zł l
Estymacja: 220 000 – 270 000 zł

PROWENIENCJA:
Warszawa, kolekcja prywatna
depozyt Muzeum Akademii Sztuk Pięknych w Warszawie

WYSTAWIANY:
Toruń, TU jesteśmy. Prace z kolekcji Krzysztofa Musiała, Centrum Sztuki Współczesnej Znaki Czasu, 28.04-15.08.2017.

REPRODUKOWANY:
Toruń, TU jesteśmy. Prace z kolekcji Krzysztofa Musiała, 2017, s. 109.

Odejście od fal i kół zasadzonych na op-artowskich korzeniach do wła-
snego fi guratywnego malarstwa stało się przełomowym momentem 
w twórczości Wojciecha Fangora symbolizując jednocześnie koniec 
epoki modernizmu. Jak pisał Stefan Szydłowski: Po latach penetra-
cji przestrzeni we wszelkich jej możliwych wymiarach, z kosmicznym 
włącznie, [Wojciech Fangor] nagle mówi, że równie ważne jest to, byśmy 
poznali samych siebie. My sami, nasze charaktery, temperamenty ema-
nują, czasami się uzupełniają, przenikają, innym razem konfrontacyjnie 
zderzają (Szydłowski S., Wojciech Fangor: mała retrospektywa, w: Fan-
gor. Malarstwo [katalog wystawy] Wydział Malarstwa ASP w Gdańsku, 
red. Iwona Ziętkiewicz, Gdańsk 2015, s. 18). Po czasie wielkich pytań 
przyszedł czas na bardziej przyziemne sprawy. W owym okresie powsta-
ły cykle prac Obrazy telewizyjne (połowa lat 70.), Poczet królów polskich 

(1990) i w pewien sposób odpowiadający mu cykl portretów Wodzowie 
Indian (1990). Oba zdradzały inspiracje kubistyczne, które powróciły 
w twórczości Fangora po wielu latach. Wkrótce potem artysta namalo-
wał serię martwych natur, których motywem przewodnim było krzesło, 
na cykl ten składało się 10 obrazów namalowanych w latach 1993-1994. 
W roku 1993 Fangor namalował oferowaną Martwą naturę z gruszką. 
Jest to praca z gatunku pastiszu postmodernistyczno puentylistycze-
go. W tym samym roku Fangor namalował jeszcze dwie inne prace o tej 
samej tematyce: Martwą naturę I oraz Martwą naturę II, które oglądać 
można było na wrocławskiej wystawie artysty w 2015 roku. Wpisują się 
one w szerszy nurt obrazów palimpsestowych, które reinterpretują na-
kładając na stare dzieła i idee nowe plastyczne interwencje. 

Wojciech Fangor zwykł mówić, że w malarstwie anegdota najczęściej jest banalna, że malarstwo 
rozgrywa najważniejszą swoją partię w sposobie malowania, jak coś zostało namalowane, 
nazywa to strukturą. Jego rozumienie tego pojęcia jest bliskie pojęciu stylu, gdy styl rozumiemy 
nie jako coś raz na zawsze utrwalonego, lecz jako postawę artystyczną ujawniającą ważne strony 
naszej egzystencji. Nie jest więc sprawą przypadku, że w pewnym momencie wrócił do malowania 
martwych natur. Fangor nie bał się wyzwań – jak przed nim wielcy, plejada starych mistrzów, 
ustawia dzbanki, butelki, talerze, fi liżanki, warzywa. Niektóre martwe natury maluje kilka razy z rzędu 
na różne sposoby. Czynem i dziełem dowodzi swoich przekonań o wolności malarstwa, o tym, że 
wartości realizują się w sposobie malowania (strukturze). – Stefan Szydłowski 

cytat za: Szydłowski S., Wojciech Fangor: mała retrospektywa, w: Fangor. Malarstwo 
[katalog wystawy] Wydział Malarstwa ASP w Gdańsku, red. Iwona Ziętkiewicz, Gdańsk 2015, s. 20.
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RYSZARD WINIARSKI

Ryszard Winiarski, absolwent Wydziału Mechaniki Precyzyjnej Poli- 
techniki Warszawskiej uczęszczał jako wolny słuchacz do pracow- 
ni malarstwa warszawskiej ASP. Należy do grona najwybitniej-

szych reprezentantów nurtu abstrakcji geometrycznej wywodzącej się 
z tradycji konstruktywizmu. Zgodnie z założeniami programu, od 1965 
roku budował swe obrazy w oparciu o stały moduł – kwadrat pokryty 
czarną lub białą farbą. Ułożenie kwadratów i ich kolor jest przypadkiem 
uzależnionym od rzuconej kostki do gry lub układu losowego. Dla Wi- 
niarskiego celem nie jest obraz sam w sobie, ani jego estetyka, bardziej 
interesuje go sam proces twórczy sterowany prawami gry. Zbigniew Li- 
bera mówił, że [Winiarski] poszukiwał różnych źródeł zmiennej losowej, 
aby odrzucić na obrazie ocenę estetyczną, a zamiast tego zademonstro- 
wać pewien proces. Proces ten miał się stać ważniejszy niż sam efekt 
końcowy. Powstające prace były dla niego tylko produktem ubocznym 
przyjętego systemu, zaplanowanych operacji myślowych, w których za- 
wierała się manifestacja jego twórczej postawy.
W tym sensie wyprzedzał artysta swój czas, wprowadzając do prac ele- 

menty konceptualizmu. Stąd też Winiarski nie używał terminu „obraz”, 
ale „obszar” lub „próby wizualnej reprezentacji układów statystycz- 
nych”. W 1973 roku Winiarski wyjechał na stypendium Fundacji Ko- 
ściuszkowskiej do USA. Do końca swojej artystycznej drogi kontynuował 
tworzenie obrazów na przyjętych wcześniej założeniach wprowadzając

dodatkowo realizacje w dużej skali i w trzech wymiarach. Udowodnił 
tym samym, że możliwe jest stworzenie w sztuce zupełnie nowej jakości 
w oparciu o wypracowaną wcześniej teorię. Swoje obszary komplikował 
również poprzez wprowadzanie do układu białych i czarnych kwadra- 
tów trzeciego wymiaru bądź dodatkowego koloru. Prace Ryszarda Wi- 
niarskiego wchodzą w skład kolekcji takich instytucji jak Muzeum Sztuki 
w Łodzi, Muzeum Narodowe w Warszawie, Wrocławiu, Krakowie i Pozna- 
ni, w kolekcji McCeory w Nowym Jorku, w Muzeum Sztuki Nowoczesnej 
w New Delhi i wielu kolekcjach prywatnych.

Cała moja twórczość, do dzisiaj, z grubsza biorąc, jest budowana na tych 
dwóch obiektywnych mechanizmach, na porządku i przypadku. Porząd- 
kiem nazywam te doświadczenia, które są przypisane ciągom liczbowym, 
przypadkiem zaś te, w których uruchomiony został taki czy inny mecha- 
nizm losowy. (...) Na początku to co robiłem miało służyć przede wszyst- 
kim pewnej demonstracji, demistyfi  kacji określonego obszaru sztuki po 
to, by zamienić go w obszar konkretnego, rzetelnego doświadczenia. 

Konsekwencją takiej postawy było odrzucenie wszelkiej myśli o ekspresji, 
wszelkiej myśli o wrażliwym odbiorze tego, co robię. – Ryszard Winiarski

cytat za: Ryszard Winiarski. Prace z lat 1973-1974, 
Polski Dom Aukcyjny „Sztuka”, Kraków 2002, s. 20.
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59
RYSZARD WINIARSKI (1936 – 2006)

OBSZAR 121, 1972

akryl, płyta / 100 x 100 x 10 cm
opisany na odwrocie: WINIARSKI 1972
na odwrocie autorska naklejka z odręcznym opisem: WINIARSKI/ OBSZAR 
121/ penetracja przestrzeni realnej z różnym w wylosowanych strefach 
prawdopodobieństwem pojawienia się koloru czarnego. Zmienna losowa – tablica 
liczb przypadkowych i kostka do gry. Akryl, 100x100x10cm, 1972 R/ SURFACE 121
oraz częściowo uszkodzona naklejka z tym samym opisem w jęz. angielskim

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

PROWENINCJA:
Włochy, kolekcja prywatna
Mediolan, Galleria Schwarz
własność artysty

WYSTAWIANY:
Mediolan, Ryszard Winiarski, Galleria Schwarz Milano, listopad – grudzień 1974.

REPRODUKOWANY:
Mediolan, Ryszard Winiarski, dall’8 novembre all’ll dicembre 1974,
alla Galleria Schwarz, Milano, wyd. Galleria Schwarz, 1974, s. 20, poz. 19.

Siła oddziaływania "Obszaru 121" leży nie w samym rozmiarze i ma-
sywności dominujących form przestrzennych. Obiekt wypełnia wnętrze 
i absorbuje światło w grę, która staję się udziałem widza. Mocna w bryle 
konstrukcja czterowarstwowego reliefu jest jednocześnie pokazem naj-
większej fi nezji Winiarskiego w operowaniu "iluzoryczną przestrzenią". 
Zbudowana z drewnianych kloców zamkniętych w ramie solidnej skrzy-
ni, stanowi nieomal formę rzeźbiarską, a jednak całkowicie zwodzi nas 
przy spojrzeniu en face, kiedy nagle traci całą przestrzeń stając się pła-
skim, jednorodnym obszarem pokrytym grą białych i czarnych kwadra-
tów budujących zupełnie inną kompozycję. Ten kontrast dwóch form 
wypowiedzi przy równoczesnej ich równowadze plasuje "Obszar 121" 
w nielicznym gronie najokazalszych obiektów stanowiących kwintesen-
cję poszukiwań konceptualnych Winiarskiego.
To właśnie na początku lat 70. komplikacje reguł autorskiej gry Winiar-
skiego doprowadziły do budowania obszarów o coraz większej złożo-
ności elementów i konstrukcji. Idea stała się czytelna i opracowane już 
były liczne modele jej wariacji, od animujących odbiorcę gier poprzez 
płaskie kompozycje na płótnach i płytach aż do reliefów przestrzennych 

i obiektów. Właśnie wtedy twórczością Ryszarda Winiarskiego zaintere-
sował się włoski historyk sztuki, kolekcjoner i marchand Arturo Schwarz 
prowadzący w Mediolanie galerię słynącą głównie ze sztuki surrealistów 
jak Marcel Duchamp, Andre Breton, Man Ray czy Jean Arp. Schwarz 
przywiózł do Mediolanu dzieła Winiarskiego, które z jego galerii trafi ły 
do uznanych kolekcji europejskich. W katalogu wystawy czytamy: Te-
matem najnowszych dzieł jest przenikanie się tego, co można najprościej 
nazwać przestrzenią obrazu. Czasami przestrzeń ta jest brana dosłownie 
– poprzez budowanie jej piętrowo, w głąb obrazu – lub traktowana jako 
złudzenie. W tym drugim przypadku układ elementów statystycznych 
pojawiających się w wyimaginowanej głębi ukazany jest, dzięki różnym 
formom perspektywy, na powierzchni przestrzeni. Tworzenie iluzorycznej 
przestrzeni często wiąże się z udziałem czynnika losu. Statystycznie reje-
strowane przypadki, kod wizualny i analiza statystyczna tworzą świat, 
w którym spotykają się Technika i Sztuka. – Ryszard Winiarski (cytat za: 
Ryszard Winiarski, dall’8 novembre all’ll dicembre 1974, alla Galleria 
Schwarz, Milano, wyd. Galleria Schwarz, Mediolan, 1974.)

Każdy malarz ma swój kod, czasem pozornie prosty. (…) Ograniczenie się przeze mnie do bieli i czerni nie wynikało 
z innych pobudek, jak tylko z pragnienia uzyskania jednoznaczności kodu. Gdybym używał żółci, zapytano by mnie, której 
żółci używam. Gdy mówię, że używam bieli i czerni, to sytuacja jest jednoznaczna i tak porównywalna z określeniami „tak 
i nie”, „plus i minus”, „dobro i zło”, że nikt nie zapyta o specyfi kę mojej bieli i mojej czerni. (…) Potrzeba precyzji kodu zmusiła 
mnie także do zdecydowania się na kwadrat, fi gurę geometryczną, która nie prowokuje pytań o kierunek ( jak trójkąt) lub 
otaczające pole ( jak koło). Nie pozostawia żadnych wątpliwości. – Ryszard Winiarski 

cytat za.: Skaryszewska D., Wywiad z Ryszardem Winiarskim, Projekt, 30 /5 (164), 1985, ss. 22–27.
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60
HENRYK STAŻEWSKI (1894 – 1988)

KOMPOZYCJA NR 111, 1979

akryl, płyta pilśniowa, 30 x 30 cm 
sygn. i opisany na odwrocie: nr. 111 / 1979 / H. Stażewski

Cena wywoławcza: 20 000 zł l
Estymacja: 25 000 – 35 000 zł

61
HENRYK STAŻEWSKI (1894 – 1988)

KOMPOZYCJA, 1977

akryl, płyta, 45,3 x 45,2 cm
sygn. na odwrocie: 1977 H. Stażewski

Cena wywoławcza: 38 000 zł l
Estymacja: 45 000 – 65 000 zł
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63
HENRYK STAŻEWSKI (1894 – 1988)

KOMPOZYCJA, 1975

serigrafi a, papier, 29,5 x 29,5 cm w świetle passe-partout
sygn. p.d.: H. Stażewski 1975
ed. l.d.: EA 9/20

Cena wywoławcza: 4 000 zł l
Estymacja: 5 000 – 7 000 zł

PROWENIENCJA:
Polska, kolekcja prywatna
depozyt Muzeum Narodowego we Wrocławiu

REPRODUKOWANY:
Kolekcja Hermasdorferów [katalog wystawy], Wrocław, 2017.

62
HENRYK STAŻEWSKI (1894 – 1988)

KOMPOZYCJA, 1974

serigrafi a, papier, 29 x 29 cm w świetle passe-partout
sygn. p.d.: H. Stażewski 1974
ed. l.d.: EA 16/20

Cena wywoławcza: 4 000 zł l
Estymacja: 5 000 – 7 000 zł

PROWENIENCJA:
Polska, kolekcja prywatna
depozyt Muzeum Narodowego we Wrocławiu

REPRODUKOWANY:
Kolekcja Hermasdorferów [katalog wystawy], Wrocław, 2017.
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64
VICTOR VASARELY (1906 – 1997)

SZACHY, 1979

szachownica: sitodruk, plexi, 71,3 x 71,5 x 3 cm
fi gury szachowe: przezroczysta oraz matowa plexi, wys. najwyższej fi gury: 12,5 cm 
ed. 218/1500
sygn. i ed. na autorskim certyfi kacie
wyd. THE HILLIARD COLLECTION, Londyn – Nowy Jork – Monachium

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

Victor Vasarely artysta węgierskiego pochodzenia urodził się 9 kwietnia 
1906 roku. Najważniejsze znaczenie dla jego przyszłej drogi twórczej 
miały studia w warsztatach Műhely w Budapeszcie – szkole wzorującej 
się na zasadach Bauhausu. Początkowo jednak studiował medycynę. 
W 1930 roku Vasarely opuścił Węgry i osiadł w Paryżu, gdzie pracował 
jako grafi k. Już podczas wczesnych projektów tkanin i druków rekla-
mowych, czym zajmował się na początku swojej drogi twórczej, artysta 
starał się wywołać w widzu najprzeróżniejsze efekty wizualne, a przede 

wszystkim zmylić jego oko rozmaitymi fortelami optycznymi. Obserwu-
jąc przyrodę i otaczającą rzeczywistość powtarzał rytm form wprowa-
dzając je w geometryczny schemat kompozycji. Przełomowym dziełem 
Vasarelego jest cykl obrazów stworzonych w latach 1952 – 1958 Ho-
mege to Malevich, w którym kwadrat Malewicza jawi się 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 pla-
netarnym, co potwierdzać miały tytuły, jakie im nadawał. Victor Vasarely 

uważany jest za jednego z czołowych przedstawicieli abstrakcji geome-
trycznej, prekursora i przedstawiciela nurtu op-art. Poprzez kompono-
wanie układów geometrycznych kształtów tworzył iluzję przestrzennej 
głębi na powierzchniach dwuwymiarowych, wykorzystując do tego jedy-
nie abstrakcyjne plamy barwne. Pierwotnie w jego pracach dominowała 
czarno-biała kolorystyka, którą znacznie urozmaicił w swojej późniejszej 
działalności.
W latach 1978-1982 Vasarely zaprojektował dynamiczny zestaw szacho-
wy i planszę, które stały się przykładem charakterystycznego stylu Op 
Art. Przeciwstawne sobie grupy matowych i przezroczystych fi gur sza-
chowych podkreślają zasadę iluzji – światło grające na poszczególnych 
elementach jest odbierane przez wyjątkową zmysłową percepcję każde-
go widza. I chociaż nie jest to sensu stricte sztuka kinetyczna – czyli obej-
mująca rzeczywisty ruch – to zestaw szachowy Vasarely'ego, podobnie 
jak jego wcześniejsza op-artowska twórczość, stwarza potencjał dla 
iluzji ruchu, która rozgrywa się w unikalnym doświadczeniu optycznym 
widza.

Postać Victora Vasarelego określiła jeden z najbardziej niezwykłych momentów 
w historii sztuki XX wieku. Osiągnąwszy wielką sławę i rozgłos pozostaje on jednym 
z fi larów sztuki współczesnej dzięki doprowadzeniu abstrakcji geometrycznej do 
momentu jej kulminacyjnego rozwoju jako sztuki kinetycznej. Cała twórczość Vasarelego 
charakteryzuje się wielką spójnością, od najwcześniejszych grafi k do determinacji artysty 
by promować sztukę społeczną, dostępną dla wszystkich. – Michèle Vasarely 
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VICTOR VASARELY (1906 – 1997)

MANIPUR, 1969

technika własna, plexiglas, 40 x 30,5 cm
sygn. śr.d.: Vasarely
ed. 10/25
wyd. Denise René, Paryż
na odwrocie nalepka wydawcy z opisem pracy oraz sygnaturą artysty

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

Vasarelego przez cały okres działalności artystycznej fascynowała per-
cepcja głębi i dystorsja przestrzenna, prowadząc go do tej fazy twórczo-
ści, która najszerzej wykorzystała problematykę złudzenia optycznego. 
W tym tzw. „Czarno-białym okresie twórczości” (1950-1965) prace Vasa-
relego czerpały inspirację z fotografi i i zasady pozytyw/negatyw. Vasare-
ly wykonał identyczne matryce swoich czarno-białych dzieł, montując 
je na plexi i nakładając następnie na siebie. Przesuwające się wzglę-
dem siebie płaszczyzny stwarzały wibrujący obraz. Gdy widz poruszał 
się przed nim, obraz ten zmieniał się, czyniąc widza aktywną częścią 

kompozycji. Położyło to fundament pod późniejszą teorię Vasarelego 
w myśl której sztuka powinna być dostępna dla wszystkich odbiorców 
a o jej ostatecznym kształcie miało decydować indywidualna percepcja 
każdego widza. Jak stwierdził Vasarely: Stawką nie jest już „serce”, ale 
siatkówka oka, a koneser sztuki stał się przedmiotem badań psycholo-
gii eksperymentalnej. Ostre, czarno-białe kontrasty, nieznośna wibracja 
uzupełniających się kolorów, migotanie liniowych sieci i permutowa-
nych struktur… wszystko to są elementy mojej pracy, której zadaniem 
nie jest już pogrążanie widza w słodkiej melancholii, ale pobudzenie go. 
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VICTOR VASARELY (1906 – 1997)

PLANETARY FOLKLORE PARTICIPATIONS NO. 1, 1969

plastik, metal, papier, 50,5 x 50,5 cm
sygn. i num. na odwrocie: 506 / Vasarely
ed.: 506/3000
wyd. Wiliam Wise i Éditions Pyra, Szwajcaria oraz Éditions Denise René, Paryż
na odwrocie plakieta z odręcznie wpisanym numerem edycji ‘506’ oraz sygnatura artysty. 
Obiekt kompletny o metalowe portfolio.

Cena wywoławcza: 15 000 zł l
Estymacja: 18 000 – 20 000 zł
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VICTOR VASARELY (1906 – 1997)

LINÉAIRES, 1973

10 grafi k oraz portfolio, druk, papier, 36 x 29 cm (każda)
sygn. p.d. każda: Vasarely
ed. l.d. każda: 5/100
każda opisana na odwrocie: autor, tytuł i opis reprodukowanej na grafi ce pracy
wyd. Éditions du Griff on Neuchâtel, Szwajcaria

Cena wywoławcza: 8 000 zł l
Estymacja: 10 000 – 12 000 zł
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68
TADEUSZ DOMINIK (1928 – 2014)

IMPRESJE MORSKIE, 1957

olej, płótno, 80 x 95 cm 
sygnowany i datowany p.d.: 57 T. Dominik 
opisany na blejtramie: DOMINIK 80X95/ „IMPRESJE MORSKIE” 

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

PROWENIENCJA:
Warszawa, kolekcja prywatna
własność artysty

Oferowany obraz Impresje morskie należy do najwcześniejszego okresu 
w twórczości Tadeusza Dominika. Namalowany w roku 1957 odnajduje 
bezpośrednie odniesienia do powstających wówczas serii kolaży i akwa-
rel, w których artysta podejmuje problematykę autonomizacji pól i zbio-
rów form w obrębie przestrzeni obrazu. Abstrakcyjna kompozycja składa 
się z autonomicznych kolorowych linii i plam, o trudnych do określenia 
formach i wyraźnie zarysowanych kierunkach pionowym i poziomym, 
które niejako porządkują pozornie chaotyczną kompozycję. Walde-
mar Baraniewski w eseju publikowanym w katalogu monografi cznej 
wystawy Tadeusza Dominika, która odbyła się w Muzeum Narodowym 
w Warszawie w 2008 roku stwierdza wprost, że artysta pod koniec lat 
50. budował kompozycje z mondrianowską precyzją. Układy pionowych 
i poziomych linii przywołują kompozycje Mondriana a sam Dominik po-
twierdzał to mówiąc: Mondrian ze swymi ścisłymi układami form jest dla 
mnie wielce sympatycznym malarzem (…) Od tych, z pozoru zimnych, 
układów kompozycyjnych emanowała wielka pogoda. W kwadraty 
Mondriana wchodzi oko jak do ogrodu (cyt. za: Baraniewski W., Obraz 
mam w głowie. Pięć uwag o malarstwie Tadeusza Dominika, w: Tadeusz 

Dominik. Za oknem jest ogród...[katalog wystawy], wyd. MNW, Warsza-
wa 2008, s. 15).
Mondrianowska zasada ścisłego układu form pozostała bliska ma-
larstwu Dominika, który swoje pejzaże budował używając czynników 
pierwszych, systemu znaków: kropek, kresek, form obłych. Używał form 
najprostszych, nie lubił komplikować, budował przez odejmowanie 
zbędnych elementów. Dominikowe pejzaże ujmują klarownością for-
my i doskonałym wyczuciem koloru, który dla artysty miał znaczenie 
nie tylko formalne ale był też nośnikiem emocji. W oferowanym obrazie 
Impresje morskie dominują błękity i granaty, którym artysta nadaje rolę 
wehikułu idei – nadmorskiego pejzażu z jego żywiołowością, zmienno-
ścią. Kładąc kolor uważam, że on jest potrzebny dla obrazu nie żeby było 
„ładniej”, tylko żeby to wyrażało moją ideę tej kompozycji, która czasem 
to przypomina pejzaż, czasem nie bardzo.. (cyt. za: Tadeusz Dominik. Za 
oknem jest ogród...[katalog wystawy], wyd. MNW, Warszawa 2008, s. 22). 
Oferowana praca dokumentująca wczesny etap twórczości Dominika 
należy do rzadkości na rynku aukcyjnym i stanowi ciekawą propozycję 
dla miłośników sztuki tego artysty. 

Moje malarstwo jest w całości efektem otwarcia na naturę, jest inspirowane naturą. 
Nie ilustruję natury, ale swoimi obrazami otwieram drogę widzowi do jego własnego 
przeżywania. (…) Natura miała większy wpływ na moje malarstwo, niż wszyscy mistrzowie, 
których podziwiałem w największych muzeach świata. – Tadeusz Dominik
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70
TADEUSZ DOMINIK (1928 – 2014)

PEJZAŻ, 2001

olej, płótno, 90 x 120 cm
sygn. l.d.: Dominik 
sygn. i opisany na odwrocie: DOMINIK 2001/ OL PŁ 90 x 120 | PEJZAŻ 

Cena wywoławcza: 26 000 zł l
Estymacja: 30 000 – 35 000 zł

69
TADEUSZ DOMINIK (1928 – 2014)

OWOCE, 1974 

akryl, płótno, 63 x 73 cm 
sygnowany p.d.: DOMINIK 
opisany na odwrocie: DOMINIK/ OWOCE 63 X 73/ ACRYL 1973 

Cena wywoławcza: 25 000 zł l
Estymacja: 30 000 – 35 000 zł
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LEON TARASEWICZ

Studiował w warszawskiej Akademii Sztuk Pięknych, dyplom otrzy-
mał w pracowni Tadeusza Dominika w roku 1984. Krótkotrwałym 
epizodem we wczesnej twórczości Tarasewicza było malarstwo 

fi guratywne. Tarasewicz stosuje głównie kolory podstawowe, czasem 
kontrasty barw dopełniających, niekiedy kontrapunktowanych czernią. 
Jego wczesne prace znamionowała oszczędność kolorystyczna. Z cza-
sem ich zbyt wyraźny został złagodzony. Malarz ograniczył także biel, 
która początkowo niekiedy gasiła u niego pozostałe barwy. Pomimo 
identyfi kacji z miejscem, Tarasewicz systematycznie, dążąc do realizacji 
swojej wizji malarstwa jako sztuki oka, starannie zaciera ślady, które mo-
głyby wskazywać na genezę twórczości. Stopniowo zasugerowana przez 
naturę struktura obrazu stała się obszarem urzekającej, zmysłowej gry 
czystych, intensywnych kolorów, nakładanych na płaszczyznę równole-
głymi pasami lub drobnymi plamkami. Od wielu lat, posługując się ty-
powymi dla siebie środkami, Tarasewicz rozwija działania z pogranicza 
konceptualizmu oraz instalacji. Malując bezpośrednio na ścianach sal 
wystawowych, zamalowując je od góry do dołu, wraz ze znajdującymi 

się w tych salach elementami (piec, przewody elektryczne). Formuła ta 
wpisuje się właśnie w specyfi kę „sztuki miejsca”, instalacji. Oryginalne 
dokonania artystyczne zapewniły mu udział między innymi w Bien-
nale w São Paulo w roku 1987 i w "Aperto '88" w ramach weneckiego 
Biennale. Podobnie maksymalistyczne okazało się przedsięwzięcie 

w przestrzeni miejskiej – rozległego barcelońskiego Plaza Real (2002). 
Kulminacją dotychczasowych poszukiwań Tarasewicza stała się jednak 
realizacja pokazana latem 2003 roku w warszawskim Centrum Sztuki 
Współczesnej W Polsce Tarasewicz stale współpracuje z warszawską 
Galerią Foksal, gdzie w roku 1984 zadebiutował, a także z lubelską Ga-
lerią Białą. Wielokrotnie pokazywał prace w Centrum Sztuki Współcze-
snej (kilka znajduje się w kolekcji). Jednym z ciekawszych tamtejszych 
przedsięwzięć była ekspozycja Jerzy Nowosielski – Leon Tarasewicz 
– Mikołaj Smoczyński (1997). Na zewnętrznej ścianie centrum handlo-
wo-rozrywkowego Gemini Park w Bielsku-Białej malarz wykonał monu-
mentalny mural upamiętniający nieistniejącą mozaikę Ignacego Bieńka, 
kompozycja miała ponad 450 m kwadratowych. We wrześniu 2011 roku 
na kieleckim Placu Artystów powstała konstrukcja o powierzchni 200 
metrów kwadratowych i prawie trzech metrach wysokości, kryjąca we-
wnątrz labirynt malarstwa i luster, to największa realizacja Tarasewicza 
w przestrzeni publicznej. Wchodząc do środka, odnosiło się wrażenie 
„bycia w obrazie”, podobną iluzję artysta uzyskał w 2005 roku w Galerii 

Sztuki Polskiej XX wieku Muzeum Narodowego Krakowa – (na podstawie 
oprac. Małgorzata Kitowska-Łysiak, 2015). Całokształt dorobku Leona 
Tarasewicza jest jednym z ciekawszych na tle polskiej sztuki współcze-
snej i stanowi część licznych kolekcji prywatnych.

Leon Tarasew
icz - fot. Czeslaw

 CzaplinskiFO
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71
LEON TARASEWICZ (ur. 1957) 

BEZ TYTUŁU (NR 10), 1989

olej, płótno, 190 x 260 cm (dyptyk)
sygn. i opisany na odwrocie: LEON TARASEWICZ 1989 / WALIŁY 2 / NR. 10

Cena wywoławcza: 190 000 zł l
Estymacja: 220 000 – 280 000 zł

PROWENIENCJA:
Niemcy, kolekcja prywatna
Sztokholm, Galerie Nordenhake
własność artysty 

WYSTAWIANY: 
Londyn, Nigel Greenwood Gallery, kwiecień – maj 1989.
Sztokholm, Galerie Nordenhake, Leon Tarasewicz. Målingar, marzec 1989.

REPRODUKOWANY: 
Leon Tarasewicz. Målingar [katalog wystawy], Galerie Nordenhake, Sztokholm 1989.
Gola J., Leon Tarasewicz, Warszawa 2007, s. 243.

Podczas indywidualnej wystawy Målingar (Malarstwo) w Galerii Norden-
hake w Sztokholmie artysta pokazał drugą serię obrazów „amerykań-
skich” w błękitno- czerwono- żółtej kolorystyce będących pokłosiem 
trzymiesięcznego pobytu Tarasewicza w Nowym Jorku w ramach Sty-
pendium Fundacji Kościuszkowskiej. W tamtym czasie artysta odbył po-
dróż po amerykańskich parkach narodowych, pojechał też do Filadelfi i 
na wystawę Anselma Kiefera. Jeszcze w trakcie pobytu w USA Tarasewicz 
rozpoczął pracę nad wyżej wspomnianą serią pejzaży. Obrazy z tej serii 
powstawały jeszcze po powrocie artysty do kraju i do tej grupy zaliczyć 
należy oferowany dyptyk nr 10. W gęstym zapisie pionowo biegnących 
linii widzimy górzysty krajobraz amerykański. Jego surowość i majesta-
tyczność rodzi się z kontrastu intensywnej barwy i ostrości pionowych 

pasów budujących skaliste urwisko kończące się pionową ścianą. 
Twórczość Leona Tarasewicza rozważać należy poprzez pryzmat au-
tentycznego i żywiołowego kontaktu artysty z naturą. Intrygują go for-
my i kolory przyrody, dynamika zjawisk w niej zachodzących. Radarem 
artysty jest jego niezwykła wrażliwość na świat wokół, to ona każe mu 
ciągle szukać, chłonąć, eksperymentować. Dla malarstwa Tarasewi-
cza ważnymi doświadczeniami były lekcja koloryzmu jaką odebrał od 
Tadeusza Dominika oraz umiejętność kompozycyjna, którą rozwinął 
pod okiem Romana Owidzkiego. To właśnie kolor i światło w połącze-
niu z niezwykle sprawnym kształtowaniem przestrzeni powodują, że 
abstrakcyjne malarstwo artysty jest czytelnym zapisem obserwowanej 
rzeczywistości. 

Właściwie wszystkie obrazy Leona są pejzażami. Można też powiedzieć więcej: są to pejzaże 
równinne, które przez miejsce urodzenia i zamieszkania autora nawiązują do okolic wsi 
Waliły, a szerzej – do obszaru mającego wiele nazw geografi cznych, takich jak Podlasie, 
Białostocczyzna, Białoruś … Naprawdę jednak mogą to być pejzaże wielu miejsc tej 
szerokości geografi cznej. I żadnego konkretnego. Można je dookreślać inaczej: pole, las, łąka. 
Albo: drzewa, ptaki, skiby, pnie. –  Anda Rottenberg 

cytat za: Gola J., Leon Tarasewicz, Warszawa, 2007, s. 31.
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LEON TARASEWICZ (ur. 1957) 

BEZ TYTUŁU, 2017

akryl, płótno, 130 x 100 cm
sygn. na odwrocie: L. Tarasewicz 2017 acrilic on canvas 130x100

Cena wywoławcza: 60 000 zł l
Estymacja: 70 000 – 80 000 zł

Myślę, że sztuka zawsze odzwierciedla miejsce. I czas. To jest nieodłącznie związane 
z tworzeniem, chociaż sam artysta nie zawsze zdaje sobie z tego sprawę. Nie jest świadomy 
tego związku. (…) Nie ma na moich obrazach rzeczy, które nie miałyby odniesienia do 
rzeczywistości. Często osoby działające w opozycji do zastanych idei powracają do klasyki. 
Artyści, którzy tworzą – wydawałoby się – abstrakcyjne obrazy, wcale nie wywodzą ich z idei 
abstrakcji. – Leon Tarasewicz w rozmowie z Elżbietą Dzikowską

cytat za: Dzikowska E., Artyści mówią. Wywiady z mistrzami malarstwa, wyd. Rasikon Press.
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74
ADAM MARCZYŃSKI (1908 – 1985)

DEKOMPOZYCJA, 1970

akryl, sklejka, 10,3 x 10,3 cm
opisany na odwrocie: 1970

Cena wywoławcza: 8 000 zł l
Estymacja: 10 000 – 15 000 zł

73
ADAM MARCZYŃSKI (1908 – 1985)

DEKOMPOZYCJA, 1974

akryl, płyta pilśniowa, ruchomy romb na górze, 70 x 55 cm
opisany na odwrocie: ADAM MARCZYŃSKI/ „DEKOMPOZYCJA”/ 1974
opisany na blejtramie: 70 x 55

Cena wywoławcza: 40 000 zł l
Estymacja: 50 000 – 60 000 zł
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75

JAN ZIEMSKI (1920 – 1988)

INTERFERENCJE, LATA 60-TE XX WIEKU

tech. własna, akryl, płyta, 49 x 66,5 cm

Cena wywoławcza: 35 000 zł l
Estymacja: 50 000 – 60 000 zł

Artysta malarz, przedstawiciel op-artu. Urodzony w 1920 roku w Kiel-
cach. Był niezwykle interesującą postacią artystycznego środowiska 
Lublina. W 1942 roku rozpoczął naukę w dawnej Wolnej Szkole Malar-
stwa i Rysunku Janiny Miłosiowej w Lublinie. Ukończył ją w 1946 roku 
– formalnie już jako uczeń Przemysłowego Liceum Sztuk Pięknych. Po 
drugiej wojnie światowej studiował medycynę na Wydziale Lekarskim 
UMCS oraz historię sztuki w KUL. W 1956 wraz z malarzami Włodzimie-
rzem Borowskim, Tytusem Dzieduszyckim i Ryszardem Kiwerskim oraz 
krytykami: Jerzym Ludwińskim i Hanną Ptaszkowską, należał do grona 
współzałożycieli awangardowego Koła Młodych Plastyków, przekształ-
conego później w Grupę Zamek działającą w Lublinie do 1959. W tym 

okresie twórczość Ziemskiego zdominowała abstrakcja. Na początku lat 
1960. zaczęły powstawać tzw. "formury" – obrazy-obiekty o wyekspono-
wanej strukturze, bogatych efektach fakturowych i reliefowych nawar-

stwieniach. W połowie lat 1960. artysta porzucił formułę obrazowania 
typu informel na rzecz analizy zagadnień optycznych wpisując swą sztu-
kę w obszar abstrakcji geometrycznej i doświadczeń badających relacje 
przestrzeni, ruchu i światła. Jego wielowymiarowe prace budowane na 
płaszczyźnie obrazu za pomocą sferycznie wygiętych listewek oraz sil-
nie kontrastowany kolor wywołują w widzu złudzenie optyczne. Ziem-
ski brał udział w manifestacjach ruchu neo – konstruktywistycznego. 
Swe prace prezentował na Plenerach Koszalińskich w Osiekach (1965, 
1970-1973), I Biennale Form Przestrzennych w Elblągu (1965). Uczestni-
czył w sympozjach „Złotego Grona” w Zielonej Górze (1969, 1971, 1975), 
Sympozjum Artystów i Naukowców w Puławach i Sympozjum „Wrocław 

‘70”. Twórczość Jana Ziemskiego, którego śmiało można zaliczyć do gro-
na wybitnych polskich konstruktywistów, zdobywa coraz większe uzna-
nie wśród kolekcjonerów.
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WŁODZIMIERZ PAWLAK

Tegoroczny laureat Nagrody im. Jana Cybisa za rok 2017. Artysta 
urodzony w 1957 w Korytowie koło Żyrardowa – malarz, perfor-
mer, poeta, teoretyk sztuki i pedagog. W latach 1972-1978 uczył 

się w średniej szkole technicznej, równocześnie rozwijając swoje umie-
jętności artystyczne. Od 1980 studiował na warszawskiej Akademii Sztuk 
Pięknych na Wydziale Malarstwa. W 1985 uzyskał dyplom w pracowni 
Rajmunda Ziemskiego prezentując cykl obrazów o tytule „Obrazy za-
malowane”. Pierwotnym zamiarem ostatecznie niezrealizowanym, było 
zamalowanie płócien w obecności komisji dyplomowej, co miało być 
aktem solidarności z anonimowymi autorami politycznych napisów 
na murach. „ W grupie obrazów z lat 1986-1987 stosował zabieg prze-
słaniania kompozycji maskującą ją warstwą farby, co było oryginalnym 
przeniesieniem i utrwaleniem w sztuce charakterystycznego motywu 
zamalowanych politycznych haseł na murach ("Nie mówię, nie widzę, 
nie słyszę", "Skąd przychodzimy, kim jesteśmy, dokąd idziemy","Łamanie 
szklanych rurek")”. Będąc studentem 3 roku studiów wraz z Ryszardem 
Grzybem, Pawłem Kowalewskim, Jarosławem Modzelewskim, Markiem 

Sobczykiem i Ryszardem Woźniakiem założył Gruppę, która stała się 
najważniejszym ruchem artystycznym Polski lat 80. Był uczestnikiem 
niemal wszystkich jej wystaw i akcji, współredaktorem pisma "Oj dobrze 
już", w którym zamieszczał wiersze, manifesty, teksty odczytów. Prace 
z tego okresu były silnie zakorzenione w problematyce społeczno-po-
litycznej, stanowiły pełen ironii i specyfi cznego humoru komentarz do 
sytuacji w kraju. Pawlak komentował zastaną sytuację sięgając po nie-

wyszukaną, trafi ającą wprost metaforykę, jak w cyklu "Świnie" (1983), 
czy symboliczne przetworzenia pięcioramiennej gwiazdy, jak w obra-
zach „Czerwony autobus rusza w drogę dookoła świata”, „Droga z piekła 
do piekła” (1984). Po tej fazie twórczości odwołującej się bezpośrednio 
do otaczającej artystę rzeczywistości powrócił on do refl eksji teoretycz-
nej, analizy formy, koloru, faktury. Tworzył prace monochromatyczne, 
eksperymentował z linią odciskaną przez zamoczony w farbie sznurek, 
malował obrazy składające się z grubych wałków wyciśniętej kolorowej 
farby. W roku 1989 rozpoczął najsłynniejszy cykl pt. Dzienniki – zalicza-
ją się do niego prace jednorodnych formalnie i niefi guratywne. Rów-
nolegle powstawały serie kolaży pod tym samym tytułem. Tworzone 
były z przedmiotów codzienności – tubek zużytej farby, zestruganych 
ołówków, biletów, rachunków, pudełek po zapałkach, pocztówek itp. 
W początku lat 90. malował artysta serię obrazów o bieli, rozszerzając 
ją następnie o inne kolory. Problematyka bieli stała się istotnym zagad-
nieniem w twórczości Pawlaka i pojawiała się w kilku cyklach. Nawią-
zuje ona do formy i teoretycznych zagadnień malarstwa odwołując się 

tym samym do dzieł Malewicza i Strzemińskiego. Włodzimierz Pawlak 
w swoim dorobku artystycznym posiada ponad 12 wystaw indywidual-
nych i przeszło 20 wystaw grupowych. Za stworzony w 1989 roku, cykl 
"Dziennik" otrzymał nagrodę "Grand Prix" na 22 Festiwalu Malarstwa 
w Cagnes-sur-Mer. W 2008 roku w warszawskiej Zachęcie odbyła się 
duża wystawa artysty – Włodzimierz Pawlak. Autoportret w powidokach.
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WŁODZIMIERZ PAWLAK (ur. 1957)

DZIENNIK B, 1997-1998

tech. własna, plexi, 23,5 x 33,5 cm
opisany na odwrocie: WŁODZIMIERZ PAWLAK/ DZIENNIK B/ 7625-7663/ 29XI-6I/ 1997-1998/ 15

Cena wywoławcza: 7 000 zł 
Estymacja: 10 000 – 12 000 zł

Dzienniki B to płaskie gablotki, w których Włodzimierz Pawlak z piety-
zmem układa w kolejnych rejestrach bilety, etykietki, rachunki, tubki po 
farbach, ołówki, niedopałki. Rzeczy te to zapis towarzyszących artyście 
w pracy przedmiotów. Znalezione w pracowni nie trafi ają na śmietnik 
lecz nadawana jest im nowa ranga – stają się milczącymi świadkami 
działań artysty. Stąd Dzienniki B uważane są za dodatki do cyklu obra-
zów o tej samej nazwie gdyż wzbogacają je opisując wszystkie „pozama-
larskie” czynności jakim oddaje się artysta: rysowanie ołówkiem, palenie 

papierosa, przejazd autobusem. Stanowią swoisty rejestr codzienności 
Pawlaka. Podobnie do Dzienników malowanych również Dzienniki B 
opisane są kolejnymi numerami. Oferowany egzemplarz zawiera 39 
przedmiotów ponumerowanych od 7625 do 7663. Są wśród nich brzegi 
od zapisanych zeszytów, wycięte z kopert znaczki pocztowe, naklejka 
odlepiona z jabłka, opakowania soli i pieprzu, skasowany bilet kolejowy 
a w samym środku tej osobliwej kompozycji – dwie czarne plastikowe 
szpule.
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WŁODZIMIERZ PAWLAK (ur. 1957)

HISTORIA KOLORU NR 14, 1990

olej, płótno, 125 x 200 cm
sygn. na odwrocie: WŁODEK PAWLAK HISTORIA KOLORU nr 14 SZARY 125x200 1990

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

PROWENIENCJA:
kolekcja prywatna

WYSTAWIANY:
Włodzimierz Pawlak. Autoportret w powidokach, Zachęta Narodowa Galeria Sztuki, 
Warszawa, 8.09-2.11.2008.

REPRODUKOWANY:
Włodzimierz Pawlak. Autoportret w powidokach [katalog wystawy], wyd. Zachęta Narodowa 
Galeria Sztuki, Warszawa, 2008, poz. 187.

Interesuję się swoja drogą przez życie (dlatego zapisuję), interesuje mnie życie (dlatego 
maluję). Pragnę iść ku światłu, dla światła nie dla drogi, nie dla odkrywania i poznawania, 
nie dla pisania i malowania. Malarstwo zawiera się w dążeniu do obrazu niemożliwego 
i sztuki niemożliwej, nie oznacza końca motywacji malarza mojego pokolenia, jest 
programem metafi zycznym – Włodzimierz Pawlak 

cytat za: Pawlak W., Dzień i noc wartości pozytywnych. 27.03.1984, „Oj dobrze już”, [1984] nr 1.

W roku 1989 Włodzimierz Pawlak rozpoczął cykl Historia koloru. Był on 
wynikiem badań jakie artysta prowadził od początku lat 80. nad zagadnie-
niem barwy jako nośnika treści. Pawlak przywiązywał dużą wagę do koloru 
dominującego nad całością przedstawienia, interesowała go faktura jaką 
pigment zostawiał na powierzchni płótna. Cykl Historia koloru, rozpoczy-
nający się od obrazu białego a kończący na czarnym, to poszczególne 
barwy dominujące wielkoformatowe płótna: czerwony, żółty, brązowy, zie-

lony i niebieski. W 1990 roku Pawlak uzupełnił powstały rok wcześniej cykl 
o kolejne obrazy tym razem również je numerując. Powstało wówczas 14 
identycznych pod względem wymiarów płócien, m.in. oferowana Historia 
koloru nr 14 (Szary). Omawiany cykl stanowi istotną część rozważań nad 
teorią koloru, którą Włodzimierz Pawlak kontynuował przez cały okres lat 
90. w kolejnych pracach z serii Notatek o sztuce oraz Przestrzeni logicznej 
obrazu. 
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WŁODZIMIERZ PAWLAK (ur. 1957)
MARTA PAWLAK (ur. 1989)

PRACOWNIA RZEŹBIARKI, 2014-2015

tech. własna, drewno, 24,5 x 32 x 16 cm
opisany na spodzie: MARTA I WŁODZIMIERZ PAWLAK/ PRACOWNIA RZEŹBIARKI/ 2014-2015/ 
PRACA WYSTAWIANA/ W GALERII 72/ MUZEUM W CHEŁMIE/ SIERPIEŃ PAŹDZIERNIK/ 2016

Cena wywoławcza: 16 000 zł
Estymacja: 20 000 – 30 000 zł

WYSTAWIANY:

Muzeum w Chełmie, Galeria 72, sierpień-październik, 2016.

Być malarzem to dla mnie za mało. Zamiast palić drewno w kominku, wolę stworzyć coś, 
co przetrwa dłużej niż ciepło. – Włodzimierz Pawlak

Pracownia rzeźbiarki należy do kategorii obiektów-rzeźb powstałych z róż-
norakich często zużytych materiałów zaaranżowanych na drewnianym 
postumencie pokrytym farbą, zazwyczaj warstwą bieli. Oferowany obiekt 
powstał w duecie z córką artysty Martą. Pracownia jest bardzo ważnym 
miejscem w twórczym życiu Włodzimierza Pawlaka. To nie tylko przestrzeń 
jego działania ale i kontemplacji. Jak stwierdził Wiesław Juszczak w oce-
nie dorobku artysty: Nieczęsto zdarza się, by poznanie codziennego oto-
czenia, w jakim artysta żyje i zarazem pracuje, tłumaczyło tak wiele, jak to 
jest w przypadku osobowości i sztuki Pawlaka. Dom, cały będący równo-
cześnie pracownią, stanowi enklawę ciszy i skupienia. Jest to ujmujące 
i przejmujące. Wydaje się zatem nieprzypadkową chęć uchwycenia wła-

śnie tego intymnego miejsca i zamknięcia go w trójwymiarowym obiekcie. 
Tym bardziej osobistym iż współtworzonym z córką. Rzeźby te są poniekąd 
aneksami do obrazów, ich trójwymiarowym, przestrzennym ekwiwalen-
tem. Zatrzymują pamięć o zdarzeniach, opisują przemijający czas. Mówią 
też wiele o stosunku artysty do przedmiotów, o sprzeciwie wobec marno-
trawstwa i chęci nadawania rzeczom nowego znaczenia. Agnieszka-Szew-
czyk, kuratorka wystawy Pawlaka w Zachęcie, zauważa, że narzucające się 
wizualne pokrewieństwo z objets trouves dadaistów i surrealistów może 
być znakiem dwuznacznego choć niewysłowionego stosunku Pawlaka do 
awangardy. Rzeźby-obiekty Pawlaka należy zatem ujmować nie tyle od 
strony estetycznej, co intelektualnej.
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WŁODZIMIERZ PAWLAK (ur. 1957)

DZIENNIK 30.III – II. 17 2017, 2016-2017

olej, płótno, 150 x 100 cm
op. na odwrocie: WŁODZIMIERZ PAWLAK/ DZIENNIK 30.III-II.17 2017/ 150x100/ 2016/ 2017

Cena wywoławcza: 30 000 zł
Estymacja: 40 000 – 50 000 zł

Obrazy pochodzące z cyklu Dzienniki prowadzone są przez Pawlaka 
w różny sposób: część z nich wykonywana jest na płótnie i zachowana 
jest w monochromatycznej gamie kolorystycznej przeplatanej znakami 

pisma, inne natomiast wyrażane są w formie rysunku ołówkiem na papie-
rze lub w formie gablotek które zawierają przedmioty codziennego użytku 
artysty. W Dziennikach malowanych permanentny kryzys, jakim jest życie, 
jego jednostajność i powtarzalność, znaczy Pawlak tysiącami krótkich 
kresek rytych w farbie. Odkąd w 1989 roku obrazem Polacy formują fl agę 
narodową artysta rozstał się symbolicznie z czasem, gdy zamierzeniem 
jego było towarzyszyć rodakom w ich trudnym losie – czyni to już tylko dla 
siebie. Potrzebny mi był dziennik w ogóle, potrzebowałem jakiegoś sys-
temu, chciałem znaleźć metodę na dzień. – mówił artysta w fi lmie Pawła 
Sosnowskiego Dzień po dniu jestem artystą. Dzienniki opisywane kolejny-
mi numerami są rejestrem prywatnego czasu. Kreślenie siedmiu linii, prze-
kreślanie ich ósmą nadają rytm, wprowadzają w swoisty trans. Na pewien 
czas znikam, nie ma mnie. Kiedyś to potrafi ło trwać kilka godzin, ale teraz 

robię sobie takie święta tylko kilkuminutowe – mówi Pawlak. 
Dzienniki malowane były najczęściej białą farbą, znane są również prace 
niebieskie i czerwone. Do tych ostatnich zalicza się oferowany Dziennik. 

Wybór koloru nigdy nie był u Pawlaka dziełem przypadku, idąc w ślad 
artystów awangardy międzywojennej chciał w swojej sztuce rozszerzyć 
oddziaływanie światła, koloru i przestrzeni. Ale do każdej z barw ma ar-
tysta osobisty stosunek, każda budzi w nim inne odczucia. Czerwień jest 
dla Włodzimierza Pawlaka trudna i wymagająca, dużo kosztuje go praca 
z użyciem czerwieni, dlatego tak mało powstało obrazów w tej kolory-
styce. Wycieram ręce z czerwonej farby, z obrzydzenia, ze wstrętu, potem 
ze wstrętu wypróżniam się zaprawdę głęboko doświadczony czerwienią. 
Pragnąłbym zamalować to wszystko na biało, wycierając ręce zmarszczyć 
czoło ulegając złudzeniu wieczystego artyzmu. Niewielka ilość czerwo-
nych płócien Pawlaka sprawia, że pojawienie się ich na rynku wzbudza 
zainteresowanie coraz szerszego kręgu miłośników sztuki tego intrygują-
cego artysty. 

Na ostatnie pokazy artysta wybrał przede wszystkim prace z dwóch odrębnych cykli 
Dzienników. (…) Pieczołowitość, z jaką malarz porządkuje ślady swojej egzystencji i zarazem 
żmudna konsekwencja biało-grafi towych płócien musi wywołać wrażenie pewnego 
niedosytu. Tak jak gdyby artysta skupił się na pilnowaniu upływającego czasu i nie mógł 
już pozwolić sobie na rozwinięcie klasycznie pojmowanej wizji artystycznej, z tematem 
bądź chociaż brawurowymi rozwiązaniami formalnymi. A jednak konceptualna asceza 
środków malarskich nie prowadzi u Pawlaka do utraty artystycznego sensu. (…) jego 
obrazy są raczej świadectwem oczekiwania (przeczekiwania). Ich neutralność zdaje się 
wymierzyć cios współczesności, która – taka teza mogłaby wyniknąć z powtarzanych jeden 
po drugim Dzienników – nie daje dostatecznego pretekstu do odmalowania jej za pomocą 
realistycznych fi gur, tematów, historii. – Łukasz Gorczyca

cytat za: Włodzimierz Pawlak. Autoportret w powidokach [katalog wystawy], 
wyd. Zachęta Narodowa Galeria Sztuki, Warszawa, 2008, ss. 182-183.
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EDWARD DWURNIK (ur. 1943)

JESIEŃ POETÓW, 2016

olej, płótno, 180 x 280 cm
sygn. p.d E. DWURNIK 2016
opisany na odwrocie: 4 – 31.05.16 2016 E.DWURNIK "KRAKÓW" (Jesień artystów) 

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

Wybitny polski malarz i grafi k, będący jednym z najbardziej rozpozna-
walnych osobowości polskiej sztuki współczesnej. W latach 1963-1970 
studiował na Akademii Sztuk Pięknych w Warszawie, na wydziale ma-
larstwa, grafi ki oraz rzeźby. W 1965 roku rozpoczął niezależny od toku 
studiów cykl rysunków i akwarel, a od 1966 obrazów olejnych „Podró-
że autostopem". Rozbudowane obrazy Edwarda Dwurnika składają się 
na cykl, który łącznie obejmuje ponad 3,5 tysiąca obrazów i 10 tysięcy 
rysunków. Cykl „Podróże autostopem” łączy w sobie cechy dokumentu 
i malarstwa symbolicznego. Artysta stara się oddać „atmosferę miasta”, 
w które wplata swój ironiczny dowcip ukazując swój niepokorny i pro-
wokacyjny charakter. W latach 70-tych stworzył własny styl, który jest 
rozpoznawalny na całym świecie. W jego malarstwie istotną rolę od-
grywa twórczość Nikifora, którego prace Dwurnik zobaczył latem 1965 
roku na wystawie w Kielcach i jak sam wspomina: [Nikifor] był moim 
najważniejszym mistrzem, właściwie jedynym. (…) Do dzisiaj ilekroć 
wychodzę w plener lub maluję akwarelką, mam przed oczami tamtą 
wystawę. Od 1970 roku powstało kilkanaście cykli malarskich, między 
innymi „Sportowcy” (1972-1978) ukazujący bohaterów zwykłej PRL-ow-
skiej codzienności w komiksowo – karykaturalny sposób. Wśród kolej-
nych cykli obrazów powstają dwie serie poświęcone tragicznym losom 
ludzi uwikłanych w historię: w „Drodze na Wschód” (1989-1991) Dwurnik 
upamiętnia ofi ary stalinizmu, a w „Od Grudnia do Czerwca” (1990-1994) 
ofi ary stanu wojennego w Polsce. W twórczości Dwurnika można także 
znaleźć obrazy niezaangażowane, np. cykl „Błękitne” (lata 90-te) to po-

zbawione horyzontu, bliskie abstrakcji pejzaże morskie, a „Dwudziesty 
piąty” barwne abstrakcje w technice action painting. Inne serie to min. 
„Portret” (od lat 70-tych), „Robotnicy” (lata 80-te), „Niech żyje wojna!” 
(1991-1993), „Niebieskie miasta” (od 1993), „Diagonalne” (od 1996), „Wy-
liczanka" (od 1996). Edward Dwurnik wymieniany jest jako „jedyny pol-
ski artysta, któremu udało się odnieść międzynarodowy sukces przed 
transformacją (m.in. udział w „documenta 7” w Kassel w 1982 roku). Jest 
też jedynym artystą, który niezależnie od uznania w kręgach profesjo-
nalnych, stał się popularny we wszystkich środowiskach konsumentów 
sztuki. Niepokorny i prowokacyjny, zmienny i nieprzewidywalny, pełen 
diabelskiego poczucia humoru, do dziś budzi skrajne reakcje i poru-
szenie, także wśród twórców najmłodszego pokolenia. Jest laureatem 
licznych nagród, m.in. nagrody krytyki artystycznej im. Cypriana Kamila 
Norwida (1981), nagrody Komitetu Kultury Niezależnej „Solidarności” 
(1983), nagrody Coutts Contemporary Art Foundation (1992). Poza ma-
larstwem Dwurnik uprawia grafi kę i rysunek (zarówno autonomiczne 
serie jak i ilustracje). Lubi projektować monumentalne kompozycje 
malarskie w przestrzeni publicznej. Stworzył rysunki i gwasze do fi lmów 
animowanych „Warzywniak, 360 stopni” (2007) oraz „Oaza” (2009) w re-
żyserii Andrzeja Barańskiego. Powstało kilka fi lmów dokumentalnych 
o twórczości artysty, m. in: „Owoce Ziemi” (1977), „Portret z natury” 
(1984) i „Polska Nike” (1987) w reżyserii Andrzeja Szczygla oraz „Podróże 
Edwarda Dwurnika” (1995) Grażyny Banaszkiewicz. 



196 / AUKCJA DZIEŁ SZTUKI 197/

RYSZARD GRZYB

Ryszard Grzyb jest malarzem, poetą i projektantem grafi cznym. 
Został Laureatem Nagrody im. Jana Cybisa za rok 2010. Urodził 
się 17 lipca 1956 roku w Sosnowcu. W latach 1971-1976 uczęsz-

czał do Państwowego Liceum Plastycznego w Katowicach. W latach 
1976-79 studiował w Państwowej Wyższej Szkole Sztuk Plastycznych we 
Wrocławiu, w pracowni Zbigniewa Karpińskiego. Następnie przeniósł się 
do Warszawy na Wydział Malarstwa ASP do pracowni Rajmunda Ziem-
skiego. Studiował też rysunek u Bronisława Kierzkowskiego i grafi kę ar-
tystyczną u Haliny Chrostowskiej. W czasie studiów w Warszawie oprócz 
malarstwa zajmował się twórczością poetycką, publikowaną w „Nowym 
Wyrazie” 1980 nr 4 i 1981 nr 1, oraz w "Miesięczniku Literackim" 1981 nr 7. 
W Warszawie poznał Pawła Kowalewskiego, Jarosława Modzelewskiego, 
Włodzimierza Pawlaka, Marka Sobczyka i Ryszarda Woźniaka, z którymi 
w 1982 roku założył Gruppę – jedną z najciekawszych formacji artystycz-
nych lat 80. Działalność członków Gruppy wpisywała się w estetykę ma-
larstwa, które dominowało wówczas na zachodzie Europy a określane-
go jako Nowa Ekspresja (w niemieckiej odmianie Neue Wilde). Obrazy 
charakteryzowały się kolorystyczną krzykliwością i świadomą antyes-
tetyką. Były manifestem niezgody na panującą sytuację polityczną, na 
szarość otaczającej rzeczywistości. Z czasem obrazy Grzyba stawały się 
coraz bardziej wysmakowane kolorystycznie, kompozycje stały się de-
koracyjne. 
W latach 1983–1987 malował Grzyb głównie tzw. „papiery” – wielkofor-
matowe kompozycje temperą na kartonie. Od roku 1987 artysta zmienił 
technikę malowania, odchodząc stopniowo od malowania temperą 
na rzecz malarstwa olejnego na płótnie. Jego malarstwo cechuje rado-
sna kolorystyka i przedmioty obwiedzione szeroką linią. Od połowy lat 
osiemdziesiątych odbył kilka podróży artystycznych: w maju i czerwcu 
1986 razem z Ryszardem Woźniakiem przebywał na stypendium w Ber-
linie Zachodnim, w latach 1990–1991 w Kolonii na zaproszenie Rafała 
Jablonki, w 1995 ponownie w Niemczech na stypendium w Lamspringe, 

a w 1996 w Saignon na zaproszenie Kamili Regent i Pierre’a Jaccauda. 
Równolegle do malarstwa uprawia twórczość poetycką, zadebiutował 
jeszcze w okresie studiów we Wrocławiu. Swoje teksty publikował w „No-
wym Wyrazie” (1980, 1981), „Miesięczniku Literackim” (1981), w piśmie 
„Oj dobrze już˝”, w publikacji Sztuka Najnowsza. Co słychać, pod red. M. 
Sitkowskiej (Warszawa 1989), i Young Poets of a New Poland, (London 
1993) oraz w piśmie artystycznym „Tytuł roboczy” (2004). Jego „Zdania 
Napowietrzne” zostały wydane przez Świat Literacki (2005). W 2004 roz-
począł multimedialny projekt Zdania napowietrzne, w ramach którego 
kolekcjonuje krótkie sentencje poetyckie, „absurdalne haiku” jak mówi 
i umieszcza je w kontekście zupełnie obcym poetyckim eksperymentom 
– na billboardach, pocztówkach, ołówkach, kubkach, zmienia je w neo-
ny, tabliczki informacyjne. Poprzez zawłaszczenie przestrzeni przezna-
czonej dla innego rodzaju komunikatów, artysta wzmacnia siłę ich 
przekazu, wywołując swego rodzaju suspens. Jego obrazy znajdują się 
w zbiorach Muzeum Narodowego w Warszawie, Wrocławiu, Krakowie, 
Poznaniu, Galerii Zachęta, W Muzeach Okręgowych w Katowicach, Byto-
miu, Toruniu, Bydgoszczy, Olsztynie, w kolekcjach prywatnych w Polsce 
i za granicą. Swoje obrazy prezentował na wielu wystawach indywidu-
alnych: „Itaka Itaka z Ryszardem Woźniakiem" (1983), „Berliner Kindl 
z Ryszardem Woźniakiem", Atelier DAAD, Berlin” (1986), "Papiery Grzy-
ba", Pawilon SARP, Warszawa (1988), "Jetz lachen! Nicht warten!", Gale-
ria We::A::St, Berlin; "Muzyka moja jest wesoła, a słowa smutne", Galeria 
Dziekanka, Warszawa (1989), "Pora obfi ta w dobra wszelkiego rodzaju" 
Galeria Zderzak, Kraków (1992), „Króliki Grzyba w Królikarni (wystawa 
malarstwa Ryszarda Grzyba z lat 1991 – 1993) – 1994", Muzeum Rzeźby 
im. X. Dunikowskiego, Warszawa; "Ryszard Grzyb – Ein Maler aus Polen", 
Monchenhaus – Museum fur Moderne Kunst, Goslar; "Mnemosyne. Ob-
razy Ryszarda Grzyba", Muzeum Górnośląskie, Bytom (1994), „Penetracja 
konstruktywizmu zwierząt", Galeria Krytyków "Pokaz", Warszawa (1996) 
oraz wielu wystawach zbiorowych.

Ryszard G
rzyb , m

alarz PAP Andrzej Rybczyński 
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RYSZARD GRZYB (ur. 1956)

KWIAT BEZ TYTUŁU, 2003

akryl, płótno, 100x120 cm
opisany na odwrocie: Ryszard Grzyb "Kwiat bez tytułu" 100x120 cm akryl 2003 

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

A właśnie, że nie dla historyków sztuki, nie dla potomności, nie dla koneserów, nie ambitnie. A właśnie malować tak, 

żeby było ładnie albo brzydko. Bez dupościsku, zwyczajnie. Niech to będzie bez „treści”, bez „Filozofi i”. Jakieś historyjki 

o ptaszkach, nocniku, o pokazywaniu języka, o rybkach w akwarium, niech to będzie jak opowiadanie historyjek 

wymyślonych na poczekaniu. Lekko, jak dziecko robiące pipi pod krzakiem. Tego powinienem się trzymać. Wrócić 

do karnawału w sobie, który gdzieś mi się zapodział ostatnio – bo to jest mój żywioł, ja jestem śmieszek, błazenek, 

wesołek, to moja rola do odegrania. Wrócić do karnawału w malarstwie. – Ryszard Grzyb
www.ryszardgrzyb.pl

81
RYSZARD GRZYB (ur. 1956)

ŻÓŁTY NOSOROŻEC W KAŁUŻY, 1990

olej, płótno, 135 x 160 cm
op. na odwrocie: Ryszard Grzyb Żółty nosorożec w kałuży 1990 135 x 160

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

Przypadkowy nosorożec wywołał lawinę nosorożców. Każdy następny umacnia 
poprzednie i dodaje im siły, nabiera znaczenia. – Ryszard Grzyb

www.ryszardgrzyb.pl
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XAWERY WOLSKI (ur. 1960)

BEZ TYTUŁU (PIERSI), 2007

tech. własna, terakota, 153 x 121 x 10 cm

Cena wywoławcza: 55 000 zł 
Estymacja: 60 000 – 80 000 zł

WYSTAWIANY:
Warszawa, Czas. Tu i tam, Zachęta Narodowa Galeria Sztuki, 2016.
Meksyk, Tijuana, Materia del Deseo, Center of Contemporary Art Tijuana, 2012.

Xawery Wolski urodził się w 1960 roku w Warszawie. Określany jest jako 
polsko – meksykański artysta i rzeźbiarz. Studiował na warszawskiej 
i krakowskiej Akademii Sztuk Pięknych, a także w Academie des Be-
aux-Arts w Paryżu i w New York Studio School of Drawing, Paiting and 
Sculpture. W 2014 roku został fi nalistą I nagrody ogólnopolskiego kon-
kursu Artystyczna Podróż Hestii, dzięki któremu miał możliwość wyjazdu 
na stypendium do Nowego Jorku. W 1996 roku przebywał w Meksyku, 
gdzie działał w nieformalnym kręgu artystycznym, współpracując z po-
znanym tam wybitnym meksykańskim rzeźbiarzem Juanem Soriano. 
Stworzył wówczas wiele projektów z których do najważniejszych należy 
rzeźba Łańcuch Nieskończoności, znajdująca się na stałe przy wejściu 
do Rufi no Tamayo Museum, seria obiektów stworzonych dla hotelu 
Four Season w Punta Mita oraz stele ułożone w Álvaro Obregón (przy 
wyjściu z Metro Zapata), którą Wolski wykonał we współpracy z dziećmi 
i pomocy francuskiego Ministerstwa Stosunków Zewnętrznych. W latach 
2008-2009 artysta pracował w Bangkoku, dzięki zaproszeniu Fundacji 

Jim Thompson. Brał udział w wielu programach rezydencyjnych. Kilka 
lat spędził w Azji i Indiach, tworząc obiekty, w których starał się oddać 
istotę zagadnień metafi zycznych i problematyki kulturowej. Zrealizował 
ponad siedemdziesiąt wystaw indywidualnych na całym świecie, wśród 
których wyróżnić należy wystawę w Liu Haisu Museum w Szanghaju, Na-
rodową Galeria Sztuki Zachęta w Warszawie, The Lux Art Institute, Museo 
Carillo Gil, Museo Rufi no Tamayo i Museo de Arte Moderno w Meksyku.
Twórczość Wolskiego charakteryzuje się prostotą formy, która odgrywa 

rolę łącznika pomiędzy odległą przeszłością, a teraźniejszością. W swo-
jej sztuce Wolski stara się przybliżyć tradycję rzeźbiarską, w której synte-
tyzuje proste formy i geometryczne kształty, aby przedstawić konkretne 
idee i koncepcje. Xawery Wolski w oparciu o proste formy, odniesienie 
do tradycyjnych wizji rzeźbiarstwa ukazuje swoją współczesną wizję 
formy przestrzennej. Jego rzeźby z terakoty przywołują skojarzenia z na-
turalnymi i organicznymi formami. Artysta stara się wyrazić w nich zło-
żoność natury i wewnętrznej duchowości oraz skłania do refl eksji nad 
materią energii. W swoich najnowszych pracach Wolski pozostaje przy 
abstrakcyjnej formie, w której jednak dopatrzeć można się subtelnej 
obecności kształtów przypominających człowieka. Za pomocą elemen-
tów ludzkiego ciała i twarzy, artysta zaprasza widza do wewnętrznych 
refl eksji. Gładkie i białe powierzchnie jego rzeźb, odwołują się do twór-
czych idei Wolskiego – spokoju i odpoczynku, sugerując jednak pewne 
niezadane pytania. Jego ostatni projekt Infi nity Chains (2017) obejmuje 
serię stałych rzeźb w przestrzeni publicznej, w tym w San Diego w Kali-
fornii (USA), Parku Grotowskiego w Warszawie oraz w hotelu Kimpton 
Epic w Miami na Florydzie (USA).
Bazując na swoich licznych podróżach i doświadczeniach, Xawery Wol-
ski, stara się stworzyć artystyczne zderzenie krajów o odmiennych kul-
turach, które w jego sztuce po połączeniu tworzą wspólny dialog. Jak 
sam twierdzi – „kraje oddalone są w sensie geografi cznym, mają wiele 
wspólnego w sensie antropologicznym”. 
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XAWERY WOLSKI (ur. 1960)

DŁOŃ, 2014

tech. własna, brąz, 126 x 55 x 50 cm
ed. AP, 3 egzemplarze

Cena wywoławcza: 80 000 zł 
Estymacja: 100 000 – 150 000 zł

WYSTAWIANY:
Meksyk, Ciudad de Mèxico, Galeria OMR, 2015.
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JERZY NOWOSIELSKI (1923-2011)

PŁYWACZKA, 1968

tusz, papier beżowy, 70 x 54 cm

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

WYSTAWIANY:
Muzeum Narodowe w Poznaniu, Jerzy Nowosielski, 28.03. – 30.05.1993 Muzeum Narodowe we Wrocławiu, 
Jerzy Nowosielski, 25.06. – 19.09.1993.
Galeria Zachęta w Warszawie, Jerzy Nowosielski, 4.10. – 1.11.1993.

REPRODUKOWANY:
Jerzy Nowosielski [katalog wystawy], wyd. Zachęta Państwowa Galeria Sztuki, Warszawa, 2003, s. 609.
Jerzy Nowosielski [katalog wystawy], wyd. Muzeum narodowe w Poznaniu, 1993, s. 201, poz. III. 13.

Początkiem tego świata jest linia. Ona wywołuje rysunek z nicości. Z niezróżnicowanej, 
nieskazitelnej, znieruchomiałej bieli papieru wykrawa i wycina zasadniczą postawę egzystencji 
rysunków Nowosielskiego – kontur. Jego stanowcze istnienie jest granicą pomiędzy sferą 
krystalizującą przedmiot, przeczuwającą przedmiot i jego utajone jeszcze wnętrze, a sferą 
nietkniętą i nienazwaną, niezmaterializowaną, będącą wokół wyłaniającego się zjawiska. 
Kontur zaczyna się pogrubiać, nawarstwiać, umacniać we własnym istnieniu. Wówczas staje 
się tym, co ostatecznie określa powstający rysunek, staje się jego bytowym kształtem: sylwetką 
kobiety lub jej profi lem, obrysem cerkiewki albo też kubiczną, abstrakcyjną formą.
(…) Twarze rysowane przez Nowosielskiego to skupione oczekiwanie. A jednak nie wychodzą one 
ku nam – patrzącym – naprzeciw, nie wychylają się ze swych ram z ciekawością i zdumieniem 
rysunkowych istnień Matisse’a. Trwają wewnątrz siebie, dane im oczekiwanie jest niezależne od 
nas, pomija nas, jest poza nami i nie w nas się spełni.

cytat za: Mądra-Shallcross B., Świat rysowany, świat pisany, esej z katalogu wystawy Jerzy Nowosielski, 
wyd. Muzeum Narodowe w Poznaniu, 1993, s. 88.
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STANISŁAW FIJAŁKOWSKI (ur. 1922)

ZUPEŁNIE NOWA AUTOSTRADA X, 2008 

akryl, płótno, 100 x 100 cm
sygn. i opisany na blejtramie: S.Fijałkowski Zupełnie nowa autostrada X, 14/2008 

Cena wywoławcza: 75 000 zł l
Estymacja: 80 000 – 90 000 zł

WYSTAWIANY:
Warszawa, Stanisław Fijałkowski, Galeria Opera w Teatrze Wielkim – Operze Narodowej, 17.02.-30.03.2014.

REPRODUKOWANY:
Stanisław Fijałkowski [katalog wystawy], Galeria Opera w Teatrze Wielkim – Operze Narodowej, Warszawa, 2014.

W chwilach rzadkiej ciszy sumienie mówi nam, że popełniamy grzech na ludzkiej naturze, gdy 
tracimy z oczu ideały Prawdy i Piękna i przestajemy rozszerzać ich królestwo. Dlatego my, i wielu 
innych, zajmujemy się sztuką, która tam ma swoje źródła. Chcemy zbudować świat prawdziwy. 
Nie chcemy, by pochłonęła nas otchłań. W otaczających nas zwątpieniach szukamy światła 
i cieszymy się, gdy znajdujemy je w dobrze wykonanej pracy twórczej przywracającej życiu jego 
głęboki sens. To budowanie, a nie niszczenie jest zajęciem szlachetnym i godnym człowieka. (…) 
Jestem skłonny wierzyć, że dzieła nie tyle wyrażają nas, ile są raczej świadectwem rozumienia 
stojących przed nami trudności, próbą formułowania przez nas zaangażowanej postawy wobec 
sztuki, wymagań etyki i szukania wartości jako zadań przed nami postawionych. Malowanie jest 
przeto formą aktywnego życia, wypełnianiem kiedyś przyjętych obowiązków. Oto cała metafi zyka 
artystyczna i nagroda za starania, by żyć w artystycznej czystości. – Stanisław Fijałkowski

fragment przemówienia wygłoszonego z okazji otrzymania doktoratu honoris causa 
Akademii Sztuk Pięknych im. W. Strzemińskiego w Łodzi, 2002.
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ANDRZEJ DŁUŻNIEWSKI (1939 – 2012)

Z CYKLU- CZTERY ŻYWIOŁY, 1986 

OGIEŃ / DAS FEUER
akryl, szablon, płótno 140 x 130 cm
sygn. p.d.: A. Dużniewski 1986

ZIEMIA / DIE ERDE

akryl, szablon, płótno 142 x 130 cm
sygn. p.d.: A. Dużniewski 1986

WODA / DAS WASSER

akryl, szablon, płótno 142 x 130 cm
sygn. p.d.: A. Dużniewski 1986

POWIETRZE / DIE LUFT

akryl, szablon, płótno 144 x 130 cm
sygn. p.d.: A. Dużniewski 1986

Cena wywoławcza: 100 000 zł l
Estymacja: 120 000 – 150 000 zł

PROWENIENCJA:
Warszawa, kolekcja prywatna
Niemcy, kolekcja prywatna

Andrzej Dłużniewski był malarzem, zajmował się również rysunkiem, 
plakatem i fotografi ą. Był również pisarzem uprawiającym różnorakie 
formy literackie – od beletrystyki po poezję. W latach 1958-60 studiował 
architekturę na Politechnice Wrocławskiej. W 1968 roku ukończył Wy-
dział Rzeźby warszawskiej ASP będąc uczniem Mariana Wnuka i Oskara 
Hansena. Po ukończeniu studiów pracował jako wykładowca macierzy-
stej uczelni. Wraz z żoną Emilią, z wykształcenia malarką, angażował się 
w życie artystyczne Warszawy organizując odczyty, seminaria, wystawy. 
Mieszkanie Emilii i Andrzeja Dłużniewskich na warszawskim Starym Mie-
ście stało się ważnym ośrodkiem skupiającym artystów. Na skutek wy-
padku samochodowego w 1997 roku stracił wzrok. Nie zaprzestał mimo 
to swej działalności. Był laureatem nagrody im. Katarzyny Kobro (2003) 
oraz nagrody im. Jana Cybisa (2006). 
Dłużniewski był jednym z najbardziej konsekwentnych artystów awan-
gardowych, którego twórczość próżno by przypisywać konkretnym ten-

dencjom czy programom artystycznym. Był artystą w pewnym sensie 
osobnym, posługującym się własną koncepcją sztuki rozumianej jako 
"użyteczność w sensie najbardziej szlachetnym, w sensie prowokacji 
intelektualnej, pewnego impulsu". Twórczość intelektualna, mentalna, 
którą artysta łączył z terminem „zaangażowanie” miała artykułować pro-
blem i skłaniać do refl eksji. W tym celu Dłużniewski sięgał po rozmaite 
środki, korzystał z niekonwencjonalnych metod zbliżając się w ten spo-
sób do konceptualizmu. Od połowy lat 80. chętnie wykorzystywał grę 
wyrazów w językach polskim, angielskim i niemieckim szukając związ-
ków między znaczeniem słów a ich rodzajem gramatycznym. Do tychże 
realizacji wprowadzał kolor, który pełnił funkcję porządkującą i symbo-
liczną. Prace pochodzące z cyklu Cztery żywioły oddają właśnie to co 
w latach 80-tych było charakterystyczne w twórczości Dłużniewskiego 
– jej zakorzenienie w konceptualizmie i korzystanie z bogactwa języka 
jako paradygmatu twórczości. 

Wszystkie walory zaangażowania, którego społeczeństwo może oczekiwać od artysty, 
tkwią w samej sztuce, w jej najbardziej czystej postaci; choćby była najbardziej 
abstrakcyjna i trudna w powszechnym zrozumieniu – jest wypowiedzią równie 
społecznie i politycznie i fi lozofi cznie zaangażowaną. – Andrzej Dłużniewski
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JAN TARASIN (1926 – 2009)

PRZEDMIOTY, 2003

olej, płótno, 89 x 116 cm
sygn. p.d.: Jan Tarasin 2003
opisany na odwrocie: JAN TARASIN 2003/ PRZEDMIOTY

Cena wywoławcza: 90 000 zł l
Estymacja: 120 000 – 140 000 zł

WYSTAWIANY:
Sopot, Jan Tarasin. Malarstwo i prace na papierze 2005-1959, Państwowa Galeria Sztuki w Sopocie, 15.02-12.03.2006.

REPRODUKOWANY:
Jan Tarasin. Malarstwo i prace na papierze 2005-1959 [katalog wystawy], wyd. PGS w Sopocie, Sopot, 2006, s. 21.

Jako student w 1948 zadebiutował na Wystawie Sztuki Nowoczesnej 
w Krakowie. Duża popularność zyskał, dzięki zaprezentowaniu swojego 
propagandowego plakatu Bumelant (1952). W latach 1963-1967 był pe-
dagogiem na Wydziale Architektury Wnętrz ASP w Krakowie, a po prze-
prowadzce do Warszawy po kilku latach podjął pracę na warszawskiej 
Akademii Sztuk Pięknych w Pracowni Malarstwa. W 1985 mianowany 
został profesorem nadzwyczajnym, a po 2 latach objął stanowisko rek-
tora Akademii, które sprawował do 1990. Tarasin jest laureatem licznych 
nagród, w tym m. in. za cykl litografi i „Dom” na Ogólnopolskiej Wystawie 
Młodej Plastyki w Arsenale (Warszawa, 1955), I nagrodę na I Biennale 
Grafi ki (Kraków,1960), nagrodę gazety "Yomiuri" na Międzynarodowej 
Wystawie Młodych Plastyków (Tokio 1964), Nagrodę Krytyki im. Cypria-
na Norwida za najlepszą wystawę indywidualną w Warszawie (1976). Od 
1956 roku Tarasin zwrócił się ku malarstwu abstrakcyjnemu. Przestrzeń 

jego obrazów zaczęły wypełniać wyodrębnione elementy – „przed-
mioty” zawieszone w iluzyjnej przestrzeni. Zasadę tę utrzymywał przez 
cały okres swojej twórczości. Zmieniały się tylko sposoby opracowania 
„przedmiotów”. W latach 60. znaki miały formę mięsistą, dynamicznie 
wydobywały się z płasko malowanego tła. Z biegiem czasu przedmioty 
oscylowały ku zespołom płaskich, grafi cznych znaków eksponowanych 
kontrastowo na jasnych lub ciemnych tłach. Te ostatnie bywały iluzyj-
nie przestrzenne, zróżnicowane walorowo, miękkie. W latach 90. artysta 
zaczął ponownie używać języka kolorystycznego, bardziej malarskiego. 
Interpretacja znaczeń zawartych w znakach Tarasina bywa różnorodna, 
od sugerowania, iż realne przedmioty zyskują w jego obrazach abstrak-
cyjny kod, aż po pogląd, że malarstwo artysty odzwierciedla ukryty po-
rządek natury i bliskie jest metafi zyce. 

Lubimy rzeczy i sytuacje proste, jasne i czytelne. Chcemy wierzyć, że istnieje jakiś uniwersalny klucz, którym 
będziemy mogli otworzyć i wyjaśnić najtrudniejsze, najbardziej skomplikowane, dziś dla nas niedostępne 
tajemnice. Z drugiej strony wiemy, że natura organizując coraz to nowe wyższe związki i zjawiska czyni 
to niemal wyłącznie poprzez komplikowanie motywów działań, wzajemnych uwarunkowań i powiązań. 
Komplikacja jest więc ceną za coraz wyższy poziom organizacji natury. Podobne procesy zachodzą 
w sztuce, choć ich efekty są o wiele bardziej wieloznaczne i często problematyczne. Raz mamy do czynienia 
z genialną syntezą, skrótem o ogromnej sile wyrazu i zasobie zawartych treści, a kiedy indziej tylko 
z martwym schematem czy wręcz z wulgarnym uproszczeniem. W procesach odwrotnych już o wiele trudniej 
o najtrafniejsze i odkrywcze rozwiązanie. Nasza wyobraźnia z trudem demontuje i od nowa konstruuje 
nowe wersje ze znanych jej elementów. Prawie nie jest w stanie wymyślić całkiem nowych. Stosunkowo 
łatwo przychodzi jej komplikowanie mechanicznego dekoracyjnego wzoru, mechanicznego ruchu maszyny, 
komplikowanie modułów statycznych konstrukcji i struktur. Sprawa staje się niepomiernie trudniejsza, gdy 
w grę wchodzi działanie wkraczające w interpretację procesów życia. – Jan Tarasin

cytat za: Wystawa malarstwa i grafi ki Jana Tarasina. Lipiec- wrzesień 1999, wyd. Galeria Sztuki Współczesnej ESTA, Gliwice 1999.
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JÓZEF HAŁAS (ur. 1927)

NS 19, 1990

olej, płótno, 115 x 130 cm
opisane na blejtramie: NS 19 Józef Hałas 90.

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

WYSTAWIANY:
Wrocław Muzeum Architektury, Józef Hałas – Poszukiwania, 24 marca – 28 maja 2017, 2017.

REPRODUKOWANY:
Józef Hałas – Poszukiwania [katalog wystawy], Wrocław, 2017, s. 35.

Artysta lokowany przez krytyków i badaczy w gronie klasyków XX wie-
ku, obok Stanisława Fijałkowskiego czy Stefana Gierowskiego. Urodził 
się 7 stycznia 1927 roku w Nowym Sączu. W wieku dwudziestu dwóch 
lat przeprowadził się do Wrocławia, gdzie w 1949 roku rozpoczął studia 
w Poznańskiej Wyższej Szkole Sztuk Pięknych w pracowni Eugeniusza 
Gepperta. Okres studiów w twórczości Hałasa to przede wszystkim 
pierwsze znaczące eksperymenty z kolorem oraz strukturą malarską. Ar-
tysta należał do pierwszego pokolenia studiującego we Wrocławiu pod 
pieczą pionierów, którzy po II wojnie organizowali wrocławskie środo-
wisko. W powojennym Wrocławiu Józef Hałas był przybyszem, którego 
bagaż doświadczenia określało jego miejsce pochodzenia- Nowy Sącz, 
a więc góry, na którym Hałas oparł podstawy swojej sztuki, realizując 
w ciągu lat własny i wielokrotnie opracowany model malarstwa pejzażo-
wego. Entuzjazm i chęć malowania to motoryczna siła, która nie słabnąc 
w ciągu następnych lat, uczyniła go artystą wiernym wybranemu gatun-
kowi plastycznemu. W tym zakresie postawa Hałasa nie uległa zmianie 
do dnia dzisiejszego. Obraz, kolor i konstrukcja formalna – przywiązanie 
do tych priorytetów oraz bogata, nieprzerwana praktyka wyróżniały go 
na przestrzeni lat we Wrocławiu i zdecydowały o znamiennej pozycji 
w miejscowym środowisku (A.Jarosz, Józef Hałas, Wydawnictwo Aka-
demia Sztuk Pięknych we Wrocławiu im. Eugeniusza Gepperta, Wro-
cław 2007, s.4). Zachwyt nad urodą świata stanowi dla niego głównie 
inspirację do namysłu nad możliwościami artystycznego przetworzenia 
indywidualnego przeżycia w uniwersalne dzieło sztuki. Wychodząc od 
owego bezpośredniego doznania, bardzo szybko dochodzi do uogól-
nień; jego obrazy stają się malarskimi znakami. Kompozycje noszą czę-
sto tytuły Góra (Góra C, 1967) lub Łąka, ale nie dążą do realistycznego 
przedstawiania natury. Malarz wybiera jeden fragment krajobrazu i czyni 
z niego rodzaj idealnej reprezentacji większej całości. Poprzestając na 
uogólnieniu, aluzji, sięga po formy abstrakcyjne. W obrazach syntetyzuje 
kształty, wprowadza geometryczny porządek, budując swoje "krajobra-
zy" z dużych, zdecydowanych płaszczyzn, często niemal monochroma-
tycznych.
Geometryczny szkielet kompozycyjny obrazów, konstruowanych zgod-

nie z przyjętym schematem, a nie zgodnie z prawami obserwacji, pod-
kreśla ogólne zarysy pejzażu, ale nie odzwierciedla jego szczegółowej 
charakterystyki. Instynkt, temperament, artysty odbija zatem przede 
wszystkim kolorystyka płócien. Hałas chętnie stosuje gamę barwną zło-
żoną z ciepłych kolorów ziemi, przy czym "ziemisty" charakter kompozy-
cji akcentuje najczęściej mięsista faktura grudkowato kładzionej farby, 
jakby nakrapianej (Kartofl isko II, 1966) lub krótkimi pasemkami znaczą-
cej rytm pejzażu (Góra jasna inna, 1967). W ostatnich latach życia w Ha-
łasie przybyła nowa energia, tak wielka, że powstały największe z do-
tychczasowych obrazów. Powrócił do fi gur, ale tym razem w naprawdę 
monumentalnej skali i w wielkiej kolorystycznej swobodzie. Obok fi gur 
wyczyszczone wielkie abstrakcje, w których na ogromne połacie równo 
lub mniej równo założonego koloru nanosił pojedyncze wypukłe reliefo-
we linie obwiedzione mocniejszym kolorem. Czuć w tych kompozycjach 
swobodę, pewność i równowagę malarza.(…) Józef Hałas to zamknięty 
rozdział w polskiej sztuce, a zarazem dzieło otwarte, bo wciąż się po-
szerza, wzbogaca i dopełnia. (B.Deptuła, Błogosławiona niepewność. 
O malarstwie Józefa Hałasa [w:]Józef Hałas. Poszukiwania. Wystawa 
malarstwa i rysunku, Wrocław2017, s14) Był laureatem nagród: Grand 
Prix – Festiwalu Malarstwa Współczesnego w Szczecinie w 1966 roku, 
Nagrody Miasta Wrocławia w 1969 roku, Nagrody Kolegium Rektorów 
(Wrocław) w 1989 roku, Najlepsza Wystawa 2000 Roku (ZPAP) w BWA 
Awangarda, Śląskiej Nagrody Kulturalnej Kraju Dolnej Saksonii w roku 
2002. Otrzymał także Złoty Medal Gloria Artis – Zasłużony Kulturze Na-
rodowej, przyznanym mu w 2006 roku za całokształt twórczości. Czter-
dziestolecie pracy artystycznej Józefa Hałasa uhonorowało Muzeum 
Narodowe we Wrocławiu wystawą retrospektywną (1994). Przy tej okazji 
powstał fi lm Iwony Rosiak: "Pejzaż z górą w tle". Z okazji jubileuszu 80. 
lecia urodzin artysty rektor ASP Prof. Jacek Szewczyk powiedział Gaze-
cie Wyborczej: "Wpływ profesora Hałasa na styl szkoły wrocławskiej jest 
olbrzymi. Jego koncepcja malarstwa oparta na zachwycie naturą i jej 
twórczej analizie powraca w akademii do dziś. I choć od 10 lat nie pracu-
je na uczelni, jest tu ciągle obecny przez zapatrzenie. Jest mistrzem dla 
kolejnych pokoleń."
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JÓZEF HAŁAS (ur. 1927)

Z CYKLU DROGA, LATA 90-TE XX W.

tech. mieszana, papier, 63 x 43 cm

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

Myślenie o malarstwie jako o długim procesie, celu, do którego się uparcie dochodzi na 
drodze doświadczeń, olśnień i pomyłek, to jeden z priorytetów postawy wrocławskiego 
twórcy. Składa się na indywidualny styl malarski: synteza kształtów i antropomorfi cznych 
form, poszukiwanie znaków – symboli w pejzażu, przenikliwe widzenie natężonych sił 
i ekspresji form plastycznych.

Józef Hałas nie lubił, gdy jego sztukę porównywano ze sztuką innych artystów. Zdawał 
się samemu sobie tworem artystycznym całkiem samorodnym i naturalnym. Jego sztuka 
w jego odczuciu, wynikała wyłącznie z sublimowania natury, z uproszczenia jej zmiany 
w znaki i syntetyczne formy.
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WOJCIECH SIUDMAK (ur. 1942)

WIECZNA MIŁOŚĆ, 2010

brąz pozłacany, 28 x 12 x 14 cm
sygn. na odwrocie: W.SIUDMAK | FO FF O2 / 24, 28 OE 2/24, 28, 2010 
ed.: 2/24
odcisk odlewni: Kusicki 

Cena wywoławcza: 16 000 zł l
Estymacja: 18 000 – 20 000 zł

Wojciech Siudmak jest współczesnym polskim artystą uważanym za 
głównego przedstawiciela realizmu fantastycznego. Urodził się 10 paź-
dziernika 1942 roku w Wieluniu. Już od najmłodszych lat zajmował się 
plastyką. Po ukończeniu warszawskiego Liceum Plastycznego wstąpił 
w 1961 roku do Akademii Sztuk Pięknych, a po jej ukończeniu w 1966 
roku opuścił Warszawę, by kontynuować studia malarskie w L’Ecole de 
Beaux-Arts w Paryżu. Tam też od 50 lat mieszka i tworzy. 

Artystę od dawna fascynują malarze XIX wieku: Dominique Ingres, Wil-
liam Blake, Arnold Bocklin oraz surrealiści. Siudmak nigdy nie odczuwał 
potrzeby przynależności do jakiejkolwiek formacji czy też nurtu. Ceni 

wolność i twórczą niezależność konsekwentnie podążając w obranym 
przez siebie kierunku. Ponadczasowa i głęboko indywidualna sztuka 
Siudmaka, daleka od teoretyzowania i mody, urzeka renesansową wir-
tuozerią i perfekcją oraz wykraczającą poza horyzonty wyobraźnią. Fa-
scynuje bogactwem intelektualnym. Świat artysty jest jedyny w swoim 
rodzaju, pełen osobistej symboliki, fantastycznych postaci i konstrukcji 
opartych na dziwnych i nieoczekiwanych splotach myślowych, w któ-

rych rządzi dewiza: Tylko marzenie może przekroczyć niepokonalne 
bariery.

Tylko marzenie może przekroczyć nieprzekraczalne bariery. 
– Wojciech Siudmak
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TADEUSZ KAZIMIERZ SOWICKI (1915 – 1977)

KOLĘDNICY, 1969

olej, płótno bawełniane, 61 x 71 cm
sygn. p.d.: tsowicki 69

Cena wywoławcza: 5 000 zł l
Estymacja: 7 000 – 9 000 zł

PROWENIENCJA:
Warszawa, kolekcja prywatna

Tadeusz Sowicki był postacią bardzo dobrze znaną głównie wszystkim 
miłośnikom polskiego teatru lalek. Wraz z żoną Marią Sowicką współ-
tworzył a następnie prowadził Teatr Lalki i Aktora „Guliwer” w Warsza-
wie. Był kierownikiem literackim i plastycznym tego teatru. Był ponadto 
autorem scenografi i do sztuk w teatrach lalek Baj oraz Arlekin, w Teatrze 
Małym oraz Syrena. Ponadto ilustrował książki dla dzieci oraz bajki na 
przezroczach. W latach 60-tych był również przewodniczącym sekcji 
scenografi i Zarządu Głównego Związku Artystów Plastyków. Niezwykle 
barwna osobowość twórcza, spełniająca się w wielu aspektach działal-
ności artystycznej, głównie poświęconej dzieciom. 
Urodzony w 1915 roku w Krakowie, tak naprawdę swoje życie związał 
potem z Warszawą. Studia na warszawskiej ASP na wydziale malarstwa 
i senografi i przerwała wojna oraz typowe dla pokolenia koleje losu 
obrońców ojczyzny. Sowicki był nieodrodnym przedstawicielem swo-
jego czasu. W 1940 roku, po ucieczce z obozu, dołączył do utworzonej 
właśnie w Syrii Samodzielnej Brygady Strzelców Karpackich. W stopniu 
podporucznika artylerii brał m.in. udział w obronie Tobruku oraz w bi-

twie pod Gazalą, a także w zdobyciu Monte Cassino. Został odznaczony 
Krzyżem Walecznych oraz Srebrnym Krzyżem Zasługi. Znana jest jego 
twórczość poetycka z tego okresu. Był jednym z licznej grupy żołnierzy-
-poetów Karpatczyków. W 1944 r. opublikował w Jerozolimie w wydaw-
nictwie W drodze tom wierszy Zwrotnik Wilkołaka. Jego wiersze znalazły 
się również w zbiorze Poezja Karpacka oraz w antologii Poezja Polska 
1939-45 wydanej w 1946 r. w Paryżu. Przerwane studia artystyczne kon-
tynuował po wojnie w Slade School of Fine Art w Londynie, ale po ich 
ukończeniu wrócił w 1946 r do Polski by wraz z żoną Marią rozpocząć peł-
ną zawirowań przygodę z Taetrem Lalek „Guliwer”. Twórczość poetycka 
i prozaiczna Tadeusza Sowickiego doczekała się bardzo nielicznych wy-
dań w PRL-u, ale prace malarskie nigdy nie były pokazywane szerokiemu 
gronu odbiorców. Odbyła się tuż przed śmiercią wystawa jego obrazów 
w Londynie. Tym bardziej odnaleziona w jednej z warszawskich kolekcji 
praca tego trochę zapomnianego wszechstronnego artysty jest cieka-
wostką przede wszystkim dla kolekcjonerów, których interesuje historia 
teatru, ale również życia artystycznego Warszawy tamtego czasu. 
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WIKTORIA CZECHOWSKA-ANTONIEWSKA (ur. 1929)

WACŁAW NIŻYŃSKI, 1993

brąz, 75 x 18 x 10 cm
sygn. u podstawy: W. CZECHOWSKA-ANTONIEWSKA
u podstawy odcisk odlewni: Miecznik WARSZAWA

Cena wywoławcza: 15 000 zł
Estymacja: 17 000 – 20 000 zł

PROWENIENCJA:
kolekcja własna artystki

Wiktoria Czechowska-Antoniewska jest polską rzeźbiarką i medalierką. 
Urodzona w 1929 roku w Grudziądzu jako dziecko przeniosła się z ro-
dziną do Warszawy gdzie mieszka do dziś. Ukończyła Wydział Rzeźby 
warszawskiej ASP zdobywając w 1955 roku dyplom w pracowni prof. 
Mariana Wnuka i prof. Józefa Aumillera. W swoich pracach medalier-
skich portretowała m. in. aktorów oraz polskie postacie historyczne. 
Brała udział w ponad 200 wystawach krajowych, a jej dzieła znalazły się 
w wielu polskich i zagranicznych muzeach w tym m.in. w zbiorach wa-
tykańskich. 
Z fascynacji artystki światem teatru i tańca narodziła się oferowana rzeź-
ba wykonana w brązie i będąca unikatem. Przedstawia postać jednego 

z najsławniejszych tancerzy baletowych XX wieku – Wacława Niżyńskie-
go a uchwycony został w fi gurze z baletu „Duch róży” z muzyką Marii Ka-
rola Webera. Rola tytułowego ducha róży w spektaklu wystawionym po 
raz pierwszy w 1911 roku przyniosła Niżyńskiemu wielką popularność 
i do dziś uważana jest za jedną ze znakomitszych kreacji baletmistrza. 
Czechowska – Antoniewska uchwyciła Niżyńskiego w charakterystycz-
nej fi gurze, która podkreśla z jednej strony smukłość sylwetki tancerza 
z drugiej zaś jego muskularne uda. Wacław Niżyński zrewolucjonizował 
sztukę baletu. Jego taniec był pełen emocji, siły wyrazu i szaleństwa. Tra-
giczna postać tego wybitnego artysty baletowego inspiruje twórców po 
dziś dzień. 
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JEAN DIEUZAIDE (1921 – 2003)

RĘCE RZEŹBIARZA, 1970

odbitka vintage żelatynowo srebrowa, papier barytowy, 18 x 23,5 cm
edycja: odbitka prasowa
na odwrocie trzy prostokątne pieczęcie autorskie
w załączeniu opinia francuskiego rzeczoznawcy Yves Di Maria 

Cena wywoławcza: 7 000 zł l
Estymacja: 8 000 – 10 000 zł

REPRODUKOWANY:
Kossakowska-Szanajca Z., August Zamoyski, wyd. Arkady, Warszawa, 1974, s. 164, poz. 114.

Francuski artysta fotograf znany jako fotograf humanistyczny. Jean Die-
uzaide pochodził ze skromnej rodziny osiadłej w regionie Tuluzy. Pasję 
do fotografi i przekazał mu ojciec. Już jako czynny fotograf uznanie zdo-
był dzięki udokumentowaniu Wyzwolenia Tuluzy i wykonaniu z tej okazji 
pierwszego ofi cjalnego portretu generała de Gaulle'a. Dieuzaide praco-
wał pod pseudonimem Yan. Tworzył głównie w południowo-zachodniej 
Francji, Hiszpanii i Portugalii. Zasłynął jako świetny portrecista – fotogra-
fował m.in. Salvadora Dali. Został uhonorowany Nagrodą Niépce w 1955 
r. i Nagrodą Nadara w 1961. W 1974 roku zainicjował powstanie w Tuluzie 
galerii fotografi i Chateau d’eau, jednego z pierwszych tego typu miejsc 
we Francji. Zorganizował tam ponad 200 wystaw wielkich światowych fo-
tografów. W 1977 roku uruchomił ogólnoświatową kampanię mającą na 
celu obronę dalszej produkcji barytowego papieru fotografi cznego, zagro-

żonego wyparciem ze strony nowocześniejszych ale mniej wytrzymałych 
nośników. Kampania ta zakończyła się sukcesem, a papier barytowy jest 
nadal dostępny do użytku artystycznego.
Jean Dieuzaide przez sześćdziesiąt lat pracował jako profesjonalny foto-
graf. W centrum jego artystycznych zainteresowań znajdował się człowiek 
stąd zwykło się wiązać jego osobę z tzw. école humaniste. Znany był jako 
świetny portrecista o niezwykłej wrażliwości na drugiego człowieka.
W 1968 roku Dieuzaide po raz pierwszy spotkał Augusta Zamoyskiego, pol-

skiego rzeźbiarza pracującego we Francji. Spotkanie to zaowocowało po-
wstaniem serii fotografi i portretowych przedstawiających artystę w jego 
pracowni w Saint-Clar-de-Riviere pod Tuluzą. Dieuzaide sfotografował 
wówczas Zamoyskiego przed modelem pomnika Adama Stefana Sapiehy 
oraz u stóp jego własnej rzeźby „Wenus”. Pierwsze spotkanie w pracowni 
znalazło swoją kontynuację w kolejnych, podczas których Dieuzaide do-
kumentował również katalogowane wówczas rzeźby Zamoyskiego. Naj-
prawdopodobniej w roku 1970 powstało zdjęcie „Ręce rzeźbiarza” przed-
stawiające splecione dłonie artysty oparte o blat drewnianego stołu, na 
którym widnieje rozłożona książka i fragment zapisków rzeźbiarza. To, co 
uderza w tym ujęciu to właśnie dłonie – stare, spracowane a jednak tak 
szlachetne i silne. To nie tylko dłonie rzeźbiarza, to dłonie człowieka wiel-
kiej kultury i etosu co podkreślają leżące na stole książki i zapiski. Zdjęcie 

wykonane najpewniej w trakcie niezobowiązującej rozmowy jest niezwy-
kle intymne w swej fragmentaryczności i tak różne od pozostałych zna-
nych ujęć Zamoyskiego – rzeźbiarza. „Ręce rzeźbiarza” zamykają katalog 
prac Augusta Zamoyskiego wydany przez Zofi ę Kossakowską-Szanajcę 
w 1974 roku.
Ręce rzeźbiarza to odbitka prasowa wykonana w 1970 roku. Posiada po-
zytywną opinię Yves Di Maria, paryskiego rzeczoznawcy specjalizującego 
się w fotografi i, wykonującego orzecznictwo dla Crédit Municipal de Paris.
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NATALIA LACH-LACHOWICZ

Jedna z najważniejszych polskich artystek II połowy XX wieku, 
współtwórczyni międzynarodowego ruchu feministycznego, le-
genda polskiej neoawangardy i sztuki konceptualnej. Prace Natalii 

LL zaliczane są do konceptualizmu, nurtów foto art i body art. Artystka 
zajmuje się malarstwem, rzeźbą, instalacją, fotografi ą, wideo, perfor-
mansem oraz rysunkiem. Natalia LL (Natalia Lach-Lachowicz) urodziła 
się w 1937 roku w Żywcu. Jest absolwentką Państwowej Wyższej Szkoły 
Sztuk Plastycznych we Wrocławiu (obecnie Akademia Sztuk Pięknych) 
w roku 1963, rok później dołączyła do ZPAF. W latach 1970–1981 wraz 
z Andrzejem Lachowiczem, Zbigniewem Dłubakiem oraz Antonim 
Dzieduszyckim tworzyła galerię PERMAFO – przestrzeń wystawienniczą 
ale też wydawnictwo. PERMAFO miało niebagatelny wpływ na rozwój 
nurtów neoawangardowych w Polsce. Z Andrzejem Willem i Andrze-
jem Lachowiczem organizowała Międzynarodowe Triennale Rysunku, 
podczas którego pełniła funkcję komisarza oraz wiceprzewodniczącej. 
Na początku lat 70. prace Natalii LL nabrały innych niż konceptualne 
znaczeń, choć z nich wyrastały. "Fotografi a intymna" – instalacja o sty-
lizacji zaczerpniętej z pop-artu – miała wydźwięk jaskrawie erotyczny, 
zbliżający się do granic pornografi i. Pierwsze realizacje, które zdobyły 
uznanie również poza granicami kraju artystka wykonała w 1971 i 1972 
roku. Należą do nich "Sztuka konsumpcyjna" i "Sztuka postkonsump-
cyjna", w których modelka wykonuje czynności związane m.in. z kon-
sumpcją, tworzące fotografi czny performance, zbliżony do narracji typu 
fi lmowego. O konceptualizmie mówiła wówczas tak: Konceptualizm, 
poza zwróceniem uwagi na istotne funkcje sztuki — oddziaływanie jej 
na sferę mentalną i intelektualną człowieka — jest jeszcze i tym do-
brodziejstwem, że pozwala w obrębie samej sztuki jak i teorii dokonać 
zdrowego i jakże potrzebnego przewietrzenia. W 1975 roku włączyła 
się do międzynarodowego ruchu sztuki feministycznej, biorąc udział 
w licznych sympozjach i wystawach. W 1977 roku wyjechała do Nowego 
Jorku w ramach stypendium Fundacji Kościuszkowskiej. W latach stanu 
wojennego w twórczości Natalii LL dała o sobie znać inspiracja misty-
kami chrześcijańskimi, problemem zła, a nawet satanizmu. W pierwszej 
połowie lat 90. Natalia LL tworzyła instalacje, w których wykorzystywała 
swoje wcześniejsze prace fotografi czne. Pokazywane były jako slajdy 
rzutowane na białe płótno. W jej twórczości stale rywalizują formy kla-
syczne (konceptualne, geometryczne) z ekspresyjnymi. 
Najważniejszym w jej twórczości jest wpływ konceptualizmu i body-artu. 
Natalia LL z powodzeniem łączy intelektualizm z przemianami biologicz-
nymi, które każą postawić pytanie o podstawy bytu i naturę człowieka. 
Artystka jest w nieustającej twórczej drodze. By iść nią dalej i rozwijać się 
odważnie porzuciła fotomedializm i feminizm by ustąpić miejsca coraz 
częściej pojawiającej się problematyce egzystencjalno-metafi zycznej. 
Wyraźnie widoczna jest w ostatnich pracach ("Dusza drzewa") nawiązu-
jących do koncepcji dalekowschodniej, ze względu na wątek reinkarna-
cji. Sztuka Natalii LL z ostatnich lat komentuje w indywidualny, nie zaś 

publicystyczny sposób, ważne wydarzenia, w tym polityczne. Równole-
gle – poprzez odwołanie do body-artu – podejmuje własne problemy 
osobiste. W swoich wypowiedziach zwraca się ku wnętrzu i duchowo-
ści, ku sferze osobistej i intymnej, która w końcu dotyczy każdego z nas: 
Nieskończenie bogaty i różnorodny obszar naszej codzienności zawiera 
w sobie – według mnie – szczególnie ważną cechę. Jest tą cechą intym-
ność jako wyjątkowe otwarcie na to, co najdelikatniejsze, niepoznane, 
tajemnicze, nieodgadnione, nieopisane, nieprzeżyte, niezdefi niowane, 
zagadkowe, oczywiste i nieoczywiste, proste i skomplikowane, banalne 
i niebanalne, logiczne i pozbawione logiki, otwarte i zamknięte, szcze-
re i kłamliwe, miłosne i nienawistne, wrogie i przyjazne, radosne i bez-
brzeżnie smutne, stanowcze i chwiejne, jednoznaczne i wieloznaczne, 
dobre i złe, prawdziwe i fałszywe, boskie i diabelskie. W tym skompliko-
wanym i nieodgadnionym labiryncie intymność jest rodzajem kompasu 
albo raczej busoli pozwalającej poruszać się bez obawy tragicznej koli-
zji. Intymność pozwala mieć nadzieję, że w bezsensownej szamotaninie 
najważniejszą staje się miłość. MIŁOŚĆ. Tylko ona jedna przetrwa. Tylko 
ona jedna ma znaczenie. (cytaty z wypowiedzi artystki zamieszczonych 
na jej stronie internetowej www.nataliall.com)
Artystka jest laureatką nagród i odznaczeń – w maju 2007 roku otrzy-
mała Srebrny Medal „Zasłużony Kulturze Gloria Artis”, zaś w 2013 roku 
Nagrodę im. Katarzyny Kobro – wyróżnienie wręczane artystom przez 
artystów. W latach 2004–2013 pracowała jako Starszy Wykładowca na 
Akademii Sztuk Pięknych w Poznaniu (obecnie Uniwersytet Artystyczny 
w Poznaniu). Prace artystki prezentowane były na ważnych wystawach 
sztuki w kraju i zagranicą m.in. IX Biennale de Paris, 1975; XV Bienna-
le Internationale Arte San Paulo, 1979; Erotik in der Kunst, Kunstverein 
München; 1982, La Photographie Polonaise, Paryż, 1982; Europa-Eu-
ropa, Bonn, 1994; Natalia LL – Ogrody personalizmu, Warszawa, 1998; 
Podsumowania, 2004. Prace Natalii LL oglądać można w zbiorach: Mu-
zeum Narodowego we Wrocławiu, Gdańsku i Warszawie, Muzeum Sztuki 
w Łodzi, Centrum Sztuki Współczesnej Zamek Ujazdowski w Warszawie, 
Muzeum Śląskiego w Katowicach, Frauen Museum w Bonn, Museum of 
Modern Art w Lubljanie, Ludwig Museum w Kolonii, International Center 
of Photography w Nowym Jorku, Musée National d'Art Moderne, Centre 
Georges Pompidou w Paryżu. 

Nurt sztuki feministycznej zagościł w Polsce na dobre dopiero z pierwszą 
falą konceptualizmu, w latach siedemdziesiątych. Temat ten podjęło kilka 
artystek w sposób bardzo zróżnicowany formalnie i znaczeniowo. Do po-
zycji klasycznych należą realizacje Natalii Lach-Lachowicz. Jej „konsump-
cyjne” serie fotografi i i fi lmów ewokują porównania z pornografi cznymi 
reklamówkami i wprowadzają dyskursywny ton do utrwalonych schema-
tów związanych z wizerunkiem kobiety. 

cytat za: Rottenberg A., Sztuka w Polsce 1945-2005, 
wyd. STENTOR, Warszawa 2007, s. 214.
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NATALIA LL (NATALIA LACH-LACHOWICZ) (ur. 1937)

SZTUKA KONSUMPCYJNA, 1974

16 odbitek vintage, montaż autorski, 49,5 x 49,5 cm
sygn. p.d.: NATALIA 74
na odwrocie nalepka autorska: NATALIA LL Consumption Art 1974 

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

PROWENIENCJA:
Poznań, kolekcja prywatna

Oferowana praca należy do cyklu fotografi i i wideo „Sztuka konsump-
cyjna“ (1972) – najbardziej rozpoznawalnych prac Natalii LL, dzięki 
którym artystka wpisała się w historię sztuki światowej. Rok przed 
rozpoczęciem tego cyklu artystka przyjęła pseudonim Natalia LL: „(…) 
skróciłam sobie nazwisko. Odkleiłam się od Natalii Lach-Lachowicz, 
stałam się Natalią LL. Te dziewczyny-modelki są moimi sobowtórami”. 
Sobowtóry to seksowne blondynki o lalkowatej urodzie, perwersyjne, 
przesiąknięte erotyzmem. Przedstawione na czarno białych bądź ko-
lorych fotografi ach twarze w ostentacyjny sposób zajadają różne pro-
dukty- banany, kolby kukurydzy czy kisiel. Ostentacyjność uwypuklona 
jest przez powtórzenie, serie klatek dokumentują proces konsumpcji 
fascynując bądź odpychając. Fizjologiczna czynność kontrastuje ze sta-
rannie dopracowanymi odbitkami fotografi cznymi. Natalia LL w wywia-
dzie przeprowadzonym przez Agnieszkę Sural dla Culture.pl w 2015 roku 
przyznała, że od lat 70. fascynowała ją idea zapisu rzeczy zwyczajnych, 
codziennych, w tym m.in. jedzenia: To była rejestracja konsumpcji, któ-
ra – nagle okazało się, że – jest strasznie erotyczna. (…) A zachodnia 
krytyka mówiła i pisała, że jest to sztuka krytyczna pokazująca, że w PR-
L-u nie było niczego, tych parówek, bananów. To była sztuka krytyczna, 
która obnaża PRL. W Polsce początkowo praca ta nie została dobrze 
odebrana, natomiast na Zachodzie przyjęto ją bardzo dobrze. Sztuka 
konsumpcyjna pokazywana była na okładkach „Flash Artu”, „Art Pres-

su” i innych francuskich czasopism. Sztuka konsumpcyjna powstawała 
w PRL-owskiej Polsce lat 70., w okresie który dziś odbierany jest jako 
czas silnego rozbudzenia potrzeb konsumpcyjnych, a także kreowania 
wizualnych zachęt do ich zaspokajania. Polityczna wymowa prac ar-
tystki była wzmożona faktem iż możliwości konsumpcyjne w tamtym 
czasie były mocno ograniczone a sama konsumpcja była narzędziem 
polityki państwowej. W Sztuce konsumpcyjnej ważny wydaje się też jej 
aspekt feministyczny przypisujący kobiecie rolę aktywną, podczas gdy 
element męski (fallus) zredukowany jest do przedmiotu konsumpcji. 
Historycy sztuki widzieli w tej manifestacji krytykę antykobiecej polityki 
czasów PRL mającej na celu odwrócenie tradycyjnych ról społecznych 
i kulturowych. Natalia LL wpisuje się tym samym w kanon artystek fe-
ministek zabierających ważny głos w trwającej od wielu lat i trwającej 
nadal na całym świecie dyskusji o kondycji kobiet we współczesnej rze-
czywistości: Każdy okres w mojej twórczości uważam za ważny, bo był 
to etap przejścia z jednego w drugi. To, co ludzie kochają, to na pew-
no moją "Sztukę konsumpcyjną" i "Sztukę postkonsumpcyjną". To jest 
taka fotografi a, którą w tej chwili bardzo lubi młodzież. Czy wyjeżdżam 
do Barcelony, czy do Madrytu, młodzież hiszpańska ma moją "Sztukę 
konsumpcyjną" w komórce. Jest to bardzo miłe, ale ona najbardziej za-
znaczyła się w sztuce, jest moją najbardziej rozpoznawalną pracą" (cyt. 
z rozmowy artystki z Agnieszką Surmal na Culture.pl – styczeń 2015)

Szczególna fascynacja jakiej się doznaje w kontakcie z pracami Natalii LL, wywodzi się m. in. z faktu racjonalnego, 
poddanego ścisłej dyscyplinie, działania artystki. Ten racjonalizm i dyscyplina nie wynikają jedynie z zabiegów 
formalnych geometrycznego porządkowania płaszczyzny w pionowe i poziome szeregi fotografi i. Ten system 
powtarzających się znaków — to wynik, konieczność takiego, a nie innego kształtowania, wywodzącego się wprost 
z całej postawy twórczej autorki (…) W pracach Natalii LL rejestracja obejmuje przede wszystkim czynności, 
działania przeradzające się w gest i dalej gesty przeradzające się w znaki (…) Sens tego działania jest chyba 
najjaskrawiej widoczny w ostatnim cyklu prac Natalii ‚Fotografi a konsumpcyjna’. Dwuznaczność działania, które 
z prostej czynności jedzenia przeradza się jakby w wyrafi nowaną erotykę, a wreszcie w gest niemal magiczny, 
w system znaków wydawałoby się powszechnie stosowanego, a przecież nie znanego nam kodu, nie tylko intryguje, 
ale i powoduje budzenie się refl eksji właśnie nad znakiem, nad kodami stosowanymi przez nas powszechnie dla 
uzyskania wzajemnego porozumienia. I ta refl eksja, która ostatecznie staje się refl eksją sztuki nad sztuką, należy 

niewątpliwie do najcenniejszych osiągnięć artystycznych Natalii Lach-Lachowicz. – Andrzej Dzieduszycki 

cytat za: Fotografi a, nr 7,1973.
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IZABELLA GUSTOWSKA

Urodzona w Poznaniu (1948). W latach 1967-1972 studiowała 
w Państwowej Wyższej Szkole Sztuk Plastycznych (obecnie Uni-
wersytet Artystyczny w Poznaniu). Profesor zwyczajny. Wykłada 

w Poznaniu na Uniwersytecie Artystycznym na Wydziale Komunikacji 
Multimedialnej – Pracownia Działań Filmowych i Performatywnych oraz 
w Wyższej Szkole Nauk Humanistycznych i Dziennikarstwa na kierunku 
Grafi ka. Od 1972 do 1992 prowadziła poznańską Galerię ON, a następnie 
przez dwa lata z nią współpracowała. Była stypendystką prof. Emilio Ve-
dovy w Wenecji, dwukrotnie Funduszu Rozwoju Twórczości Plastycznej, 
University of Alberta w Edmonton w Kanadzie, Fundacji San Zanobi we 
Włoszech, Central Saint Martin`s College of Art w Londynie oraz kilka-
krotnie Ministerstwa Kultury i Sztuki. W 1987 r. reprezentowała Polskę na 
Biennale w São Paulo jest laureatką licznych prestiżowych międzyna-
rodowych biennale i triennale grafi ki (Kraków, Bradford, Lublana, New 
Delhi, Fredrikstad) oraz konkursów w dziedzinie rysunku, malarstwa, 
grafi ki a nawet tkaniny. Swoje prace realizuje w obszarze różnych me-
diów – obiekty malarskie, grafi ka, fotografi a, instalacje, video, video per-
formance, fi lm. Jej obiekty znajdują się w znaczących muzeach w kraju 
i za granicą, m.in.; w kolekcji Muzeum Narodowego we Wrocławiu, w no-
wojorskim MOMA czy w kolekcji Grażyny Kulczyk. Miała wiele wystaw 
indywidualnych w kraju i za granicą, m.in. w Warszawie, Wrocławiu, So-
pocie, Hannoverze, Lundzie, Rennes i Edmonton. Artystka pokazywała 
swoje prace także w ramach wystaw zbiorowych: Biennale w Sao Paulo 
(dwukrotnie), w Wiedniu, Waszyngtonie, Dreźnie, Amsterdamie, Barce-
lonie i Nowym Jorku. 
Izabella Gustowska to jedna z najciekawszych osobowości artystycz-
nych drugiej połowy XX wieku. Wielu krytyków podkreśla, że artystka 

stworzyła fundament dla współczesnej feministycznej historii sztuki 
w Polsce. Język wypowiedzi Gustowskiej jest przejmujący i oryginal-
ny, adekwatny do głęboko fi lozofi cznego przesłania jakim kierowała 
się artystka. Motywem przewodnim twórczości Gustowskiej, który 
znajdzie swe ujście w cyklu Względne cechy podobieństwa, jest pro-
blem podobieństw, różnic, przeobrażeń jakim podlega otaczająca nas 
rzeczywistość – przedmioty ale i materia żywa, „biologiczna” a w niej 
również istota ludzka. Nadrzędnym celem tych analiz było od początku 
poszukiwanie prawdy, której manifestacją miała być owa zmienność, 
przemiana, przemijanie, biologizm procesu. Stąd ciało ludzkie przenika 
się w obrazach artystki z przyrodą, sam człowiek potraktowany jest zaś 
z chłodnym obiektywizmem. W roku 1979 powstały pierwsze prace z se-
rii „Względnych cech podobieństw”. Cykl ten powstawał do 1990 roku 
i zaliczyć go można do najważniejszych prac artystki. Oferowana praca 
należy do wczesnego etapu i powstawała w latach 1982-84. Gustowska 
skupia się w niej nie tyle na samej istocie podobieństw i postępujących 
różnic między pozornie takimi samymi jednostkami ile na samym pro-
blemie prawdy tożsamości, podobieństwa i odmienności. Posługuje 
się techniką fotografi czną: najpierw wykonuje dokumentacyjne odbitki 
zdjęciowe, które mają rejestrować konkretne realia, a następnie prze-
twarza je malarsko retuszując ręcznie, co nadaje zdjęciom ekspresyjno-
ści. Ta osobista ingerencja artystki w mechaniczny a przez to „obiektyw-
ny” zapis rzeczywistości dodatkowo uwypukla egzystencjalne wyznanie 
autorki a stosowanie konkretnych barw jak czerwieni czy żółci symboli-
zuje przywiązanie artystki do spraw uniwersalnych – przemijania, śmier-
ci, odradzania się w wieczności. 

Jest to właściwie – wyznawała – poszukiwanie własnej tożsamości w wątkach takich, jak: 
podwójność bliźniaczości (sama jestem bliźniakiem); sobowtór czy dubler; cień – wieczna obecność; 
widmo i odbicia lustrzane – Izabella Gustowska o cyklu Względne cechy podobieństwa

Izabella G
ustow

ska, Łukasz Cynalew
ski, Agencja G

azeta
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96
IZABELLA GUSTOWSKA (ur. 1948)

WZGLĘDNE CECHY PODOBIEŃSTWA (POZA SOBĄ), 1982-84

tech. mieszana, papier 166 x 50 cm
sygn. u dołu: Względne cechy podobieństwa (hors de soi) III mixte 3/10 Izabella Gustowska 1984
opisane na odwrocie: 106 IZABELLA GUSTOWSKA POLOGNE – POZNAŃ- ŚLĄSKA 1/1 LES TRAITS RELATIfS DE LA RESEMBLANCES HORS 
DE SOI mixte 3/10 – 1984 50/168 

tech. mieszana, papier, 171 x 51 cm
sygn. u dołu: Les traits relatifs de la resemblance (hors de soi) Izabella Gustowska 1982
opisany na odwrocie: IZABELLA GUSTOWSKA POLOGNE POZNAŃ- ŚLĄSKA 1/1 LES TRAITS DE LA RESEMBLANCE (HORS DE SOI 6) 1984 
mixte 7/10

tech. mieszana, papier, 176 x 82 cm
sygn. u dołu: Względne cechy podobieństwa I (poza sobą) mixte 3/10 Izabella Gustowska 1984 
opisany na odwrocie: IZABELLA GUSTOWSKA/ POLOGNE-POZNAŃ-ŚLĄSKA 1/1/ LES TRAITS DE LA RESEMBLANCE (HORS DE SOI) – 1984 
mixte 3/10 dimension – 82x176 cm

Cena wywoławcza: 30 000 zł l
Estymacja: 35 000 – 55 000 zł 

WYSTAWIANY:
Sopot, Izabella Gustowska. Pamiętam jak… pamiętam że… Wybór prac 1977-1996, Państwowa Galeria Sztuki, 1.10- 15.11.2015.

REPRODUKOWANY:
Izabella Gustowska. Pamiętam jak… pamiętam że… Wybór prac 1977-1996, wyd. Państwowa Galeria Sztuki w Sopocie, 2015, ss. 109-112. 

Rok 1979 uznałabym za przełomowy dla szukania idei względności podobieństw w cyklu „Względne 
cechy podobieństwa”. Jest to właściwie poszukiwanie własnej tożsamości w wątkach takich jak: 
podwójność bliźniacza (sama jestem bliźniakiem), sobowtór czy dubler, cień – wieczna tożsamość, 
widmo i odbicia lustrzane. Każdy z tych problemów znajdował odzwierciedlenie w pracach, 
z których kilkanaście uznałabym za ważne i w sposób istotny popychające mnie na drogę 
poszukiwań i doświadczeń. (…) Była to dla mnie fascynująca gra, która mnie pochłonęła, a nawet 
w znacznym stopniu pozwoliła mi żyć w kilku nieznacznie różnych od siebie światach. Myślę, że 
ważna była tu świadomość ciągłej zmienności i płynącego czasu. (…) Prowadzona przeze mnie 
gra doprowadziła do przedziwnych konfi guracji, gdzie fakt staje się ulotny, fi kcja i rzeczywistość 
przeplata się na zmianę. A w konsekwencji prowadzi do zadawania pytań czym właśnie jest fi kcja, 
czym prawda, gdzie leży granica, jak i prawo do jej przekroczenia. – Izabella Gustowska

cytat za: Kowalska B., Twórcy – postawy. Artyści mojej galerii, Warszawa, 2015, s. 149.
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98
IGOR MITORAJ (1944 – 2014)

ASKLEPIOS, 1988

brąz patynowany, 37 cm
sygn. u dołu: MITORAJ
ed.: B651 / 1000 HC 

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

97
IGOR MITORAJ (1944 – 2014)

PERSEUSZ, 1988

brąz patynowany, 48 cm
sygn. u dołu: MITORAJ 
ed.: A 336/1000

Cena wywoławcza: 28 000 zł l
Estymacja: 30 000 – 40 000 zł
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99
RAFAŁ BUJNOWSKI (ur. 1974)

MONTAŻ OGRZEWANIA PODŁOGOWEGO, 1999

olej, płótno, 28 x 37 cm
sygn. na odwrocie: SOZ-III/856/02,"Bujnowski 99, MONTAŻ 
OGRZEWANIA PODŁOGOWEGO"

Cena wywoławcza: 20 000 zł l
Estymacja: 25 000 – 30 000 zł

Polski malarz, grafi k, autor fi lmów wideo, instalacji, akcji artystycznych. 
Urodził się w 1974 roku w Wadowicach. W latach 1993 – 1995 studiował 
architekturę na Politechnice Krakowskiej, a następnie od 1995 grafi kę na 
tamtejszej Akademii Sztuk Pięknych. Artysta multidyscyplinarny. Od 1994 
do 2001 z Markiem Firkiem, Marcinem Maciejowskim, Wilhelmem Sasna-
lem i Józefem Tomczykiem „Kurosawą” współtworzył Grupę Ładnie oraz 
redagował „ Słynne Pismo we Wtorek”. Od 1998 do 2001 prowadził Gale-
rię Otwartą w Krakowie, której przestrzenią wystawienniczą były miejskie 
bilboardy. Do realizacji swoich prac zapraszał młodych twórców z krakow-
skiego i częstochowskiego środowiska artystycznego, a także piosenkarza 
Marcina Świetlickiego czy artystkę Joannę Rajkowską. Rozpoznawalność 
zyskał jako twórca obrazów z cyklu „Obrazy-Przedmioty” naśladujących 
w skali 1:1 przedmioty z codziennego otoczenia. Znalazły się w nim mię-
dzy innymi: Tablica szkolna (1999), Cegły (1999), Kaseta 180 minut (2000). 
Wszystkie powstawały w ilościach od kilku do nawet stu egzemplarzy. Arty-
sta czasami sprzedawał je po cenie oryginalnych przedmiotów. Mimo róż-
norodnych akcji, twórczość Bujnowskiego to głównie malarstwo, a kolejne 

cykle to krótsze lub dłuższe działania graniczące z konceptualizmem i po-
ruszające problematykę aktualnego miejsca sztuki w społeczeństwie i jej 
unikatowości. Jednym z nich jest motyw czarnego obrazu, którego kolejne 
inkarnacje zaczynają układać się w rodzaj kosmologicznego credo artysty. 
Problem użyteczności malarstwa oraz pospolitych gustów podejmowała 
seria "Obrazy do mieszkania" (2002) – powstało pięć multiplikowanych 
typów obrazów przeznaczonych do różnych wnętrz: kuchni, salonu, itd. Ar-
tysta fotografował je nawet w salonach IKEA. W zamierzeniu Bujnowskiego 
do każdego domu pasować miały "Obrazy oprawione" (2002), malowane 
na podstawie fotografi i, z passe-partout i czarną ramką, także namalowa-
nymi. Cykl rozpoczynał "Obraz Matki Whistlera", skopiowany w pięćdziesię-
ciu egzemplarzach niewielki szkic malarski wiszący na ścianie na słynnym 
obrazie Whistlera "Portret matki artysty" z 1871 roku. Od innej strony pro-
blem ujmował "Schemat malowania papieża"(2001), w którym Bujnowski 
przedstawiał, jak w prosty sposób, wykonując kolejne ruchy każdy może 
stworzyć portret Jana Pawła II.
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6. Licytacja telefoniczna
Licytujący, którzy chcą brać udział w Aukcji za pośrednictwem środków bezpośredniego po-
rozumiewania się na odległość, powinni przesłać Formularz rejestracji e-mailem na adres: 
galeria@polswissart.pl lub zostawić osobiście w siedzibie Domu Aukcyjnego najpóźniej na 
jeden dzień przed dniem Aukcji. Pracownicy Domu Aukcyjnego połączą się z Licytującym 
przed rozpoczęciem Aukcji wybranych obiektów. Dom Aukcyjny nie ponosi odpowiedzial-
ności za bark możliwości wzięcia udziału w Aukcji za pośrednictwem środków bezpośred-
niego porozumiewania się na odległość w przypadku problemów z uzyskaniem połączenia 
z podanym przez Licytującego numerem telefonu. Dom Aukcyjny zastrzega, że może reje-
strować i archiwizować rozmowy telefoniczne z klientem, o których mowa powyżej.

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

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

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

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

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

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

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

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

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

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

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

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

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

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

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

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

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

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

g)  potrącić wierzytelności Nabywcy względem Domu Aukcyjnego z wierzytelnością 
Domu Aukcyjnego wobec tego Nabywcy, h)  zastosować prawo zastawu na innych 

Obiektach wstawionych przez takie-
go Nabywcę w komis.

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

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

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

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

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

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

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

Licytujący poddają się niniejszym jurysdykcji tego sądu. 

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

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

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

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

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

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

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

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

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

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

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

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

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

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

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

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

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

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

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

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

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

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

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

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

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

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

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

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

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

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

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

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

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

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

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

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

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

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

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

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

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