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WINCENTY WODZINOWSKI
(1866-1940)

Czytający list 

olej, płótno, 39,5 x 50 cm
sygn. p.g.: W. Wodzinowski

Estymacja: 14 000 – 18 000 zł

Skala techniki Wodzinowskiego 
i różnorodność motywów 
od portretu do krajobrazu 
i piórkowego portretu wodzów 
legjonowych prowadzi go po 
wszystkich zakamarkach wielkiej 
i małej sztuki, każe podziwiać 
wszechstronność uzdolnienia 
płodnego artysty. 
– WŁADYSŁAW PROKESCH
(Prokesch Wł., Jubileusz uczniów Matejki. Wystawa „Pięciu”, „Tygodnik Ilustrowany” 1923, nr 23, s. 369.)
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TADEUSZ RYBKOWSKI
(1848-1926)

Patrol

olej, deska, 20 x 25 cm
sygn. l.d.: Tadeusz Rybkowski 

Estymacja: 20 000 – 25 000 zł
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3

LUDWIK GĘDŁEK
(1847-1904)

Przeprawa Kozaków

olej, płótno, 32 x 65 cm
sygn. p.d.: L. Gędłek Wien

Estymacja: 55 000 – 65 000 zł
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TADEUSZ AJDUKIEWICZ 
(1852-1916)

Konny portret Cesarza Franciszka Józefa I

olej, deska, 60,5 x 50cm
sygn. p.d.: Tadeusz Ajdukiewicz

Estymacja: 80 000 – 100 000 zł

PROWENIENCJA
Poznań, kolekcja prywatna

Tadeusz Ajdukiewicz Był artystą 
związanym z mecenatem arysto-
kracji i dworów panujących. To 
w tych kręgach zrobił prawdziwą 
karierę, a jego obrazy podobały 
się powszechnie/cieszyły się po-
wszechnym uznaniem. Malował 
polowania (Wyjazd na polowanie, 
1876), rewie wojskowe (Rewia wojsk 
rumuńskich, 1896) i sceny rodza-
jowe, chętnie myśliwskie (Konie 
na pastwisku, 1874; Koński targ, 
1900) i egzotyczne (Spotkanie na 
pustyni, 1890), a także kompozycje 
o tematyce historycznej. Był jednak 
przede wszystkim cenionym twórcą 
reprezentacyjnych portretów (Por-
tret Heleny Modrzejewskiej, 1880; 
Portret konny arcyksięcia Albrech-
ta, głównodowodzącego armii au-
striackiej, 1891). Od około 1882 roku 
pracował w Wiedniu, gdzie otrzymał 
pracownię po zmarłym Hansie Ma-
karcie. Malował wówczas przede 
wszystkim dla dworu cesarskiego. 

Oferowany obraz, namalowany ok. 
1885 roku, przedstawia austriac-
kiego cesarza Franciszka Józefa 
w typowym dla Ajdukiewicza uję-
ciu portretu konnego. Artysta na-
malował również inne kompozycje 
z postacią wiedeńskiego monarchy 
w roli głównego bohatera, a są to 
m.in. Cesarz Franciszek Józef I na 
dziedzińcu zamku, 1881 oraz Fran-
ciszek Józef na manewrach, 1885. 
Sportretowany przez Ajdukiewicza 
monarcha zasiadał na austrowę-
gierskim tronie 68 lat. Został cesa-
rzem 2 grudnia 1848 roku i był nim 
do dnia śmierci - 21 listopada 1916 
roku. Franciszek Józef zaskarbił so-
bie sympatię swoich podwładny 
między innymi przez swoje długie 
panowanie, dające społeczeń-
stwu poczucie stabilizacji Jego 
rządy zapewniły Austrii pół wieku 
pokoju. Do dziś za jego pomnik 
uważa się Wiedeń, stolicę dawnej 
monarchii, którą za rządów cesarza 

Franciszka Józefa przebudowano 
tak, że stała się europejską metro-
polią kulturalną. Sympatię swoich 
poddanych cesarz zyskał również 
przez tragedie rodzinne, które go 
spotykały w czasie panowania. Roz-
padło się małżeństwo z Elżbietą, 
syn-następca tronu zastrzelił swą 
kochankę i siebie, tragicznie zgi-
nął brat cesarza Maksymilian, aż 
w końcu bratanek- następca tronu 
Franciszek Ferdynand zginął z rąk 
zamachowca 28 czerwca 1914 roku 
w Sarajewie – co stało się bezpo-
średnią przyczyną wybuchu I wojny 
światowej. Polacy żyjący pod au-
striackim zaborem również darzyli 
cesarza sympatią. Kwestie polskie 
nie były obce Franciszkowi Józefowi 
- jednym z ostatnich dokumentów, 
jakie podpisał, był akt 5 listopada, 
powołujący samodzielne państwo 
polskie pod patronatem Niemiec 
i Austro-Węgier.

16 17 
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ANTONI KOZAKIEWICZ 
(1841-1929)

Targ w miasteczku galicyjskim, 
1922

olej, płótno, 54,5 x 85,5 cm
sygn. l.d.: A Kozakiewicz / 1922
na odwrocie papierowa nalepka 
z opisem pracy, papierowa nalepka 
Muzeum w Tomaszowie Mazowieckim 
z okrągłą pieczęcią instytucji oraz 
papierowa nalepka galerii i zakładu 
ramiarskiego S. Schmaus z Krakowa 
(lata 30. XX w.)

Estymacja: 140 000 – 160 000 zł

PROWENIENCJA
Poznań, kolekcja prywatna

REPRODUKOWANY
Maksymilian Gierymski. Dzieła, 
inspiracje, recepcja, wyd. Muzeum 
Narodowe w Krakowie, Kraków, 2014, 
s. 121.

Antoni Kozakiewicz urodził się w Kra-
kowie w 1841 roku. Naukę w tamtejszej 
SSP przerwał w 1857 roku by wziąć udział 
w Powstaniu styczniowym. Po krótkim 
pobycie w więzieniu powrócił do szkoły. 
W pierwszym okresie twórczości malo-
wał obrazy o tematyce powstaniowej, do 
której będzie wracał, także w rysunkach, 
czerpiąc z własnych wspomnień oraz 
z Artura Grottgera. Podjął studia w aka-
demii wiedeńskiej, gdzie zetknięcie się 
z malarstwem F. G. Waldmuellera stało się 
istotnym impulsem dla dalszej twórczości 
Kozakiewicza. Następnie blisko trzydzie-
ści lat spędził w Monachium. Malarstwo 
jego, w duchu monachijskim, cieszyło się 
sporym powodzeniem. Malował przede 
wszystkim sceny rodzajowe ukazujące 
życie polskich chłopów, często senty-
mentalne w duchu. Regularnie wystawiał 
w krakowskim TPSP, w Salonie Krywulta 
a także we Lwowie i w Monachium.



21 20 

(M
ak

sy
m

ili
an

 G
ie

ry
m

sk
i, 

fo
t. 

z 
ok

. 1
87

2 
r. 

M
ak

sy
m

ili
an

 G
ie

ry
m

sk
i M

al
ar

st
w

o 
i S

zt
uk

a,
 1

97
4)

Maksymilian Dionizy Gierymski urodził się 9 paź-
dziernika 1846 roku w Warszawie. Ojciec dwóch 
przyszłych artystów - Maksymiliana i Aleksandra 
był urzędnikiem Budowli Wojskowych, ale za-
szczepił w chłopcach zamiłowanie do sztuki. Od 
wczesnego dzieciństwa Maksymilian był dziec-
kiem uzdolnionym muzycznie, która to pasja 
oprócz malarstwa towarzyszyła mu przez całe 
życie. W 1862 roku ukończył Gimnazjum Real-
ne w Warszawie i rozpoczął studia na Wydziale 
Mechanicznym Instytutu Politechnicznego w Pu-
ławach. Wraz z innymi kolegami z uczelni wziął 
czynny udział w powstaniu styczniowym 1863 
roku w randze ofi cera, najprawdopodobniej w od-
działach walczących na terenie Lubelszczyzny 
i Kieleckiego. Przeżycia z pola walki pozostawiły 
trwały ślad w psychice artysty i zdaje się, że między 
innymi to one naznaczyły jego twórczość nostalgią 
i melancholią. Po upadku powstania, uniknąwszy 
represji, wrócił na studia na Wydziale Matema-
tyczno-Fizycznym Szkoły Głównej w Warszawie, 
które jednak szybko porzucił, by po roku podjąć 
radykalną decyzję co do swojej przyszłości - roz-
począł edukację w nowo otwartej Klasie Rysun-
kowej u R.Hadziewicza i Ch.Breslauera. Przyszły 
artysta nie kontynuował jednak nauki długo. Wraz 
z końcem roku akademickiego porzucił studia, 
ale nie zaprzestał działalności twórczej. Nawiązał 
w tym okresie wiele znajomości, m.in. z Juliu-
szem Kossakiem, z którego to rad artystycznych 
korzystał po zarzuceniu studiów, ale też podczas 
późniejszego pobytu w Monachium. Ofi cjalny 
debiut Gierymskiego odbył się już w 1866 roku 
wystawieniem pierwszej pracy olejnej Krajobraz 
w TZSP w Warszawie (obecnie zaginionej). Wśród 
wczesnych prac Gierymskiego na szczególną uwa-
gę zasługują dwie wersje „Obozu Cyganów” z lat 

1867 - 1868), zapowiadające charakterystyczny 
dla dalszej twórczości artysty typ malarstwa pej-
zażowo-rodzajowego, w którym tytułowy motyw 
jest całkowicie podporządkowany nastrojowej, 
emocjonalnej wizji krajobrazu. W połowie 1867 
roku artysta wyjechał na do Monachium na dalsze 
studia artystyczne w tamtejszej Akademii Sztuk 
Pięknych. Polecony przez Juliusza Kossaka szybko 
nawiązał kontakty z polską kolonią artystyczną, 
przede wszystkim z Józefem Brandtem. Bardzo 
znacząca dla twórczości artysty stała się nauka 
pod kierunkiem znanego monachijskiego batalisty 
i malarza koni Franza Adama, w jego prywatnym 
atelier. Regularnie już w tym okresie nadsyłał prace 
na wystawy w TPSP w Krakowie i TZSP w Warsza-
wie, rezygnując jeszcze z tematów politycznych na 
rzecz nastrojowych scen rodzajowych. Wkrótce 
z resztą Gierymski porzucił studia na Akademii by 
poświęcić się pracy we własnej pracowni. Obok 
Józefa Brandta zajął w krótkim czasie czołowe 
miejsce w środowisku artystów polskich, ale 
jego twórczość zaczęła być doceniana również 
przez środowisko monachijskie. Coraz częściej 
jego obrazy kupowali również pośrednicy z Lon-
dynu, Wiednia i Hamburga. W 1868 roku został 
członkiem Kunstvereinu. Swoje znaczenie miał 
również sukces na Pierwszej Miedzynarodowej 
Wystawie Sztuki w Monachium w 1869 roku (dzieło 
Gierymskiego zakupiono do zbiorów cesarza Fran-
ciszka Józefa). Był to przełomowy rok w twórczości 
Gierymskiego. W nim to zaczęły powstawać prace 
o tematyce powstańczej, odheroizowanej i pozba-
wionej patosu, ale przez to przenikliwej i chwyta-
jącej za serce każdego komu sprawa polska była 
bliska. Pierwszą próbą ilustracji tej tematyki jest 
obraz Powstaniec 1863 roku z 1869 ale również 
prezentowana w niniejszym katalogu praca Patrol 

polski w 1830 roku. Ukoronowaniem zaś tych do-
świadczeń jest znakomity obraz Patrol powstańczy 
(Pikieta Powstańcza) z lat 1872 - 1873. Elementem 
wspólnym tych i późniejszych prac z tego cyklu 
jest zdumiewająca prawdziwość tych prostych, 
bezpretensjonalnych scen. Płótna Gierymskiego 
nie były nigdy heroiczne, wręcz przeciwnie, celowo 
pozbawiał ich patosu, wzmacniając tym samym 
wymowę. Jednocześnie z tematami powstańczy-
mi Gierymski spełniał się w kompozycjach rodzajo-
wych, kostiumowych, historycznych - liczne sceny 
myśliwskie, kawalkady, spotkania towarzyskie. 
Podstawowym elementem tych kompozycji była 
zawsze wizja polskiego krajobrazu, obserwowane-
go wręcz fotografi cznie, w oparciu o rzetelne studia 
z natury, wzbogacone własnym sentymentem. 
Zachwyt budzą szczególnie pejzaże rodzajowe, 
gdzie artysta bezbłędnie rejestrował przestrzeń, 
światło i powietrze i na równie z nimi pokazywał 
roślinność, kamienie, piaszczyste drogi, chaty 
i postaci. Ukoronowaniem tych eksperymentów 
Gierymskiego jest obraz Noc z lat 1872-73, przed-
stawiający widok wsi w ciszy letniej nocy. Obraz 
jest malarskim nokturnem, który pozostawia 
szeroki margines wyobraźni widza, jego zdolno-
ści dookreślenia motywu, nasycenia go również 
własnymi refl eksjami i emocjami.
W 1873 roku na Wystawie Powszechnej w Wiedniu 
Gierymski został nagrodzony złotym medalem, 
a w 1874 roku przyjęty w poczet członków Akade-
mii Sztuki w Berlinie. Nagrody te jeszcze bardziej 
uczyniły go znanym, niestety znacznie pogarszał 
się stan jego zdrowia. Właściwie od 1863 roku 
przebywał głównie w miejscowościach uzdrowi-
skowych pod opieką brata Aleksandra. Zmarł 16 
września 1874 roku w Bad Reichenhall.

MAKSYMILIAN GIERYMSKI

Max Gierymski (…) zatknął nowy sztandar sztuki i postawił go 
przed oczami naszych młodych artystów i naszego społeczeństwa. 
Sztandar był dobry, bo na nim napisane były racjonalne podstawy 
sztuki: natura, szczerość uczuć i swoboda myśli. Za nim poszli inni 
i dziś my, (..) możemy rywalizować w sztuce z innymi narodami.
(Sygietyński A., Sztuka na Wystawie Powszechnej w Paryżu. Malarstwo (dokończenie), „Ateneum”, t. 3, 1878, s. 598.)
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MAKSYMILIAN GIERYMSKI 
(1846-1874)

Nad Wisłą, 1873

olej, płótno; 54 x 88 cm
sygn. l.d.: M.Gierymski 73 
na odwrocie czerwona pieczęć: Malerleinwand 
Fabrik A.Schutzman / Munchen 

Estymacja: 600 000 – 700 000 zł

PROWENIENCJA
Warszawa, kolekcja prywatna
Polswiss Art, aukcja 12.06.2005, poz. 13.

WYSTAWIANY
Kraków, Muzeum Narodowe w Krakowie, 
Maksymilian Gierymski. Dzieła, inspiracje, 
recepcja, 25.04 -10.08.2014.

Prezentowany obraz jest kompozycyjną wersją 
dzieła „Modlitwa Żydów w dzień sabatu” z 1871 
znanego w literaturze przedmiotu również pod 
tytułami „Nad Wisłą”, „Przejażdżka po Wiśle” 
i „Zmrok letni nad Wisłą pod miastem”. Obraz 
ten, pochodzący ze zbiorów niemieckiego przemy-
słowca i kolekcjonera barona Heinricha Liebiega, 
został odnaleziony przez Halinę Stępień w Libercu 
w Czechosłowacji. Monografi stka Gierymskiego 
nadała mu szczególną rangę interpretując go jako 
dzieło przełomowe w twórczości artysty (patrz: 
H. Stępień, „Dwa nieznane obrazy Maksymiliana 
Gierymskiego”, BHS 1974, nr 2, s. 184-193). Wy-
znaczyło ono cezurę dzielącą akademicki kunszt 
Maksymiliana od postawy realisty dążącego do 
utrwalenia na płótnie bezpośredniej obserwacji 
natury i obyczajowych scen. Przejawiły się w nim 
ponadto najwcześniejsze w sztuce Gierymskiego 
próby oddania światła i aury nokturnu. Co więcej, 
obraz stał się prototypem namalowanych przez 
Aleksandra Gierymskiego trzech wersji „Święta 
trąbek”- manifestu polskiego realizmu (1884, 
1888, 1890). 
Oferowany obraz, znany pod tytułami „Nad Wi-
słą”, „Przejażdżka po Wiśle” lub „An der Weichsel” 
i powstały w 1873, jest bardziej konsekwentny 
w obiektywistycznym oglądzie wycinka ubogiej 
podwarszawskiej wsi i bardziej zwarty kompo-

zycyjnie od swego pierwowzoru. Na podstawie 
zachowanych szkiców ołówkiem publikowanych 
przez Halinę Stępień (Malarstwo Maksymiliana 
Gierymskiego, 1979, poz. 127) wiadomo, że obraz 
„Nad Wisłą” przedstawia motyw Solca w Warsza-
wie. Narracja wizualna rozbita jest na mniejszą 
ilość niezależnych epizodów; uwaga widza skupia 
się na pierwszoplanowej parze koni ciągnących 
wóz z kłodą drzewa, śledzi mijającą zwierzęta 
matkę prowadzącą dziecko, malców bawiących 
się nad wodą i dwóch gawędzących mężczyzn. 
Sylwetki pozostałych postaci, modlących się 
Żydów i fl isaków, nikną w zapadającym mroku. 
Sugestywnie oddana błękitno-szara aura zmierz-
chu spowija nadwiślański krajobraz ewokując at-
mosferę zadumy i nostalgii; nikłe światełka latarń 
ożywiają minorową harmonię barw. Mistrzowsko 
odtworzone refl eksy świetlne migocą na błotnistej 
drodze, połyskują na sfalowanej tafl i rzeki. Bieg wi-
ślanego koryta i majaczący w oddali przeciwległy 
brzeg nadają kompozycji głębię perspektywiczną.
Dla Maksymiliana Gierymskiego szczególne zna-
czenie miały kompozycje pejzażowo-rodzajowe, 
ukazujące ojczyste przedmieścia, wioski i mia-
steczka. Bliski artyście świat ze wzruszającym 
w swej zwyczajności krajobrazem spowodował, 
że Gierymskiego postrzegano jako twórcę pej-
zażu nowego typu. Nowatorstwo mazowieckich 

kadrów dostrzeżono i podziwiano już w XIX wieku 
a tłumaczono tęsknotą za rodzinną ziemią. Pejzaże 
mazowieckie, do jakich należy „Nad Wisłą”, przed-
stawiały najczęściej rozległe nizinne tereny w aurze 
wiosennej bądź jesiennej. Oszczędną kompozycję 
Gierymski budował z szerokich pasów nieba i ziemi 
przełamując układ poziomy wertykalnymi ele-
mentami. W przedstawieniu podwarszawskiego 
Solca dominantą jest błotnista wijąca się droga 
oraz parterowa uboga zabudowa. Kompozycję 
uzupełnia sztafaż, którego obecność ma dawać 
efekt przypadkowości i razem z pejzażem tworzyć 
zrównoważoną harmonijną całość. Gierymskiego 
pochłaniał nie tylko temat, skupiony był również 
na problemach formalnych, zwłaszcza na efektach 
świetlno barwnych kreujących nastrój obrazu. 
I to te efekty były doceniane przez europejskich 
odbiorców jego sztuki. 
Gierymski osiągną w swym krótkim życiu to o czym 
marzyło wielu mu współczesnych artystów – sławę 
i uznanie w Monachium, Londynie, Wiedniu i Ber-
linie. Potrafi ł z sukcesem opowiedzieć o swojej 
Polsce. Pojawienie się oferowanego obrazu „Nad 
Wisłą”, namalowanego przez Gierymskiego na rok 
przed śmiercią, jest niezwykłym wydarzeniem na 
rynku antykwarycznym i bez wątpienia wzbudzi 
ogromne zainteresowanie wśród polskich kolek-
cjonerów.

REPRODUKOWANY
Maksymilian Gierymski. Dzieła, inspiracje, 
recepcja [katalog wystawy], wyd. Muzeum 
Narodowe w Krakowie, Kraków, 2014, 
ss. 362-363, 451, kat. 1.1.51.
Stępień H., Malarstwo Maksymiliana 
Gierymskiego, Wrocław, 1979, s. 184, poz. 133.

 



25 24 

(…) w wyobraźni jego odżył cały świat 
wspomnień obrazowych i malowniczych 
i te wraz z wspomnieniami przedmieść 
Warszawy, zaczął on, zaraz po wyjściu 
z akademii, a właściwie z pracowni 
Anschütza, Wagnera i Adama, ujmować 
w stałe formy rysunku i koloru. Odtąd też 
(1869 r.) datuje się jego samodzielność 
artystyczna i wywalczanie, bezwiedne 
może, prawa obywatelstwa dla realnego 
typu ludzi, życia i natury Polski w sztuce. 
Płaszczyzna Mazowsza, którą przecinają 
jednostajne linie szos, wysadzanych 
podciętymi topolami, równina, na której 
dwory i chaty wznoszą się gdzieniegdzie, 
jak kretowiska, ziemia uboga w formy 
niezwykłe, wioski biedne, domki małe 
i krzywe przedmieść Warszawy, szynki 
pomalowane dzikimi kolorami, cała 
ludność podmiejska szara, ubrana 
w strzępy, od której odrzynają się 
wyraźnie chałaty żydów i jaskrawe 
kiecki lub wełniaki chłopek, a dalej park 
Łazienkowski ze swymi motywami gąszczu 
i wykwintne towarzystwo ludzi dobrze 
wychowanych, stają się interesującymi 
i malowniczymi.
(Sygietyński A., Maksymilian Gierymski, za: (Sygietyński A., Maksymilian Gierymski, za: Maksymilian Gierymski. Dzieła, inspiracje, recepcjaMaksymilian Gierymski. Dzieła, inspiracje, recepcja, , 
wyd. Muzeum Narodowe w Krakowie, Kraków, 2014, ss. 119-120.)wyd. Muzeum Narodowe w Krakowie, Kraków, 2014, ss. 119-120.)
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Wielu mieliśmy malarzy batalistów, 
malarzy koni a jednak żaden nie 
osiągnął tego stopnia perfekcji 
i popularności. Zasługa to zatem 
nie tylko tematu, ale i sposobu 
jego traktowania, właściwego dla 
Kossaka stylu i temperamentu, 
które szczególnie odpowiadały 
upodobaniom najszerszych 
warstw społeczeństwa polskiego. 
Wojciech stworzył nie tylko 
w malarstwie, ale po prostu 
w naszych wyobrażeniach wierne do 
sugestywności sylwetki wiarusów 
napoleońskich i listopadowych, jak 
i niepowtarzalnych w typie żołnierzy 
Polski Odrodzonej.
(Olszański K., (Olszański K., Wojciech KossakWojciech Kossak, wyd. Zakład Narodowy imienia Ossolińskich, , wyd. Zakład Narodowy imienia Ossolińskich, 
Wrocław, Warszawa, Kraków, Gdańsk, Łódź, 1990, s. 50.)Wrocław, Warszawa, Kraków, Gdańsk, Łódź, 1990, s. 50.)

7

WOJCIECH KOSSAK
(1856-1942)

Odpoczynek ułana, 1929

Olej, płótno, 50,5 x 40,5 cmOlej, płótno, 50,5 x 40,5 cm
Sygn. l.d.: Wojciech Kossak 1929Sygn. l.d.: Wojciech Kossak 1929

Estymacja: 35 000 – 45 000 złEstymacja: 35 000 – 45 000 zł

26 
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WOJCIECH KOSSAK
(1856-1942)

Nie strzelać!, 1928

olej, płótno, 82 x 100 cm
sygn. p.d.: Wojciech Kossak 1928

Estymacja: 60 000 – 70 000 zł

WYSTAWIANY
Warszawa, Towarzystwo Zachęty Sztuk 
Pięknych, Wojciech Kossak, 
czerwiec – sierpień 1928.

REPRODUKOWANY
Wojciech Kossak [katalog wystawy], 
Przewodnik Towarzystwa Zachęty Sztuk 
Pięknych, nr 35, Warszawa 1928.

OPISANY
Przewodnik Towarzystwa Zachęty Sztuk 
Pięknych, nr 35, Warszawa 1928, s. 9, poz. 
11. ( jako własność Wacława Wakarecy).

por. K. Olszański, Wojciech Kossak, kat. 198
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STANISŁAW BAGIEŃSKI 
(1876-1948) 

Na ukraińskim froncie, lata 20. XX w.

olej, płótno, 90 x 140 cm
sygn. p.d.: S. Bagieński
na odwrocie nalepka wystawowa Towarzystwa 
Zachęty Sztuk Pięknych w Warszawie

Estymacja: 90 000 – 120 000 zł

PROWENIENCJA
Polska, kolekcja prywatna

Stanisław Bagieński, uczeń Gersona i absolwent akademii pa-
ryskiej i monachijskiej uznawany jest, obok współczesnego mu 
Wojciecha Kossaka, za jednego z ciekawszych twórców polskie-
go malarstwa batalistycznego. Trzonem jego twórczości były 
kompozycje gloryfi kujące żołnierza polskiego. Najczęściej sięgał 
po tematy z czasów napoleońskich, powstania listopadowego 
i I wojny światowej. 
Oferowany obraz „Na ukraińskim froncie” przedstawia epizod 
z walk wojny polsko – bolszewickiej 1920 roku. 2. Armia dowo-
dzona przez gen. ppor. Bolesława Roja sformowana została na 
mocy decyzji Naczelnego Dowództwa Wojska Polskiego w marcu 
1920 r. Już w kwietniu wzięła ona udział w wyprawie kijowskiej. 
25 kwietnia jej oddziały zajęły Berdyczów. 
Bolesław Roja (1876-1940), sportretowany przez Bagieńskiego 
w oferowanym obrazie, był generałem dywizji WP, ofi cerem Legio-
nów Polskich i posłem na sejm RP w okresie międzywojennym. Po 
wybuchu I wojny światowej wstąpił do Legionów Polskich, gdzie 
był bliskim współpracownikiem Piłsudskiego.

Zwycięska ofensywa Wojska Polskiego i armii Ukraińskiej Repu-
bliki Ludowej przeciwko Armii Czerwonej na Kijów w kwietniu 
1920 spotkała się z entuzjastycznym przyjęciem ze strony spo-
łeczeństwa polskiego. Marszałek Sejmu Wojciech Trąmpczyński 
witając powracającego z wyprawy kijowskiej marszałka Józefa 
Piłsudskiego mówił: „Sejm cały przez usta moje wita cię, wodzu 
naczelny, wracającego ze szlaku Bolesława Chrobrego. Od czasów 
Kircholmu i Chocimia naród polski takich triumfów oręża swego 
nie przeżywał. (…) Historia nie widziała jeszcze kraju, który by 
w tak trudnych warunkach jak nasz tworzył swą państwowość. 
W takiej to chwili zwycięski twój pochód na Kijów dał narodo-
wi poczucie własnej siły, wzmocnił wiarę w własną przyszłość, 
wzmógł jego dzielność duchową, a przede wszystkim stworzył 
podstawę do pomyślnego i stałego pokoju, którego wszyscy tak 
bardzo pragniemy”.

31 
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ALFRED WIERUSZ-KOWALSKI

(…) znikąd tyle, co z Monachium, wielkich 
polskich talentów malarskich nie wyszło.
– JERZY MYCIELSKI
(Mycielski J., Sto lat dziejów malarstwa w Polsce 1760-1860,wyd. III, Kraków, 1902, s. 399.)

Alfred Wierusz Kowalski urodził się w Suwałkach 
w 1849 roku. W 1868 roku rozpoczął studia w war-
szawskiej Klasie Rysunkowej pod kierunkiem 
Wojciecha Gersona. W roku szkolnym 1870-1871 
znalazł się w Akademii Sztuk Pięknych w Dreź-
nie, a w roku 1872 w Pradze gdzie na zamówienie 
handlarza dzieł sztuki malował sceny rodzajowe. 
W roku 1873 osiadł w Monachium gdzie począt-
kowo malował w pracowni Wagnera a następnie 
Józefa Brandta. W 1890 roku został honorowym 
profesorem Akademii monachijskiej, jako trzeci 
z rzędu po Józefi e Brandcie i Władysławie Czachór-
skim. „Obrazy Wierusz-Kowalskiego, podobnie jak 
płótna Józefa Brandta i Franza Roubauda były, 
począwszy od lat siedemdziesiątych aż po rok 
1900, skupowane i wystawiane przez monachijską 
galerię Wimmera. Duża część prac artysty zosta-
ła wysłana do Ameryki Północnej. Po 1900 roku 
Wierusz-Kowalski mógł zaprezentować już tylko 
10 płócien z około 425 dzieł, które „rozpłynęły się 
po całym świecie.”
Alfred Wierusz Kowalski był jednym z najbardziej 
znanych przedstawicieli szkoły monachijskiej 

w malarstwie polskim. Jest jednocześnie jednym 
z najbardziej rozpoznawalnych twórców na rynku 
antykwarycznym, cieszący się ciągle niesłabną-
cym zainteresowaniem kolekcjonerów. Urodził 
się w Suwałkach, studiował w Warszawie, Dreźnie, 
Pradze i Monachium, by w tym ostatnim na stałe 
osiąść w roku 1873. Największą inspiracją artysty 
była niewątpliwie nauka w prywatnej pracowni 
pod kierunkiem Józefa Brandta, czego echa po-
wracają w całej niemalże twórczości Kowalskiego. 
Nie bez znaczenia była również przyjaźń z Włady-
sławem Czachórskim i Janem Chełmińskim a do 
jego nieofi cjalnych uczniów należeli m.in.: Olga 
Boznańska, Czesław Tański, Henryk Weyssenhoff , 
Michał Wywiórski i Karol Wierusz-Kowalski (stry-
jeczny bratanek). Pomimo zagranicznej sławy nie 
zapominał o Polsce wysyłając wiele swoich obra-
zów 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 Warszawie. Znaczną 
część stanowiły również zbiory kolekcji prywat-
nych zarówno europejskich jak i amerykańskich. 
Niewątpliwie jednym z najważniejszych miejsc 
związanych z Wieruszem Kowalskim w Polsce są 
Suwałki. Już w 1956 roku powstało tam Muzeum, 
dzięki którego działalności propagatorskiej przy-
wrócona została pamięć o wielkim malarzu. W po-
moc Muzeum włączyli się spadkobiercy Wierusza 
Kowalskiego. Ten symboliczny powrót artysty do 
rodzinnego miasta ukoronowała monografi czna 
wystawa otwarta z okazji jubileuszu pierwszego 
10-lecia Muzeum (1966). W 1974 roku została za-
inaugurowana stała galeria poświęcona Alfredowi 
Wieruszowi Kowalskiemu gromadząca – wśród 
licznych pamiątek po malarzu – liczną spuściznę 
artystyczną w postaci obrazów olejnych, rysunków 
i szkiców.
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ALFRED WIERUSZ-KOWALSKI 
(1849-1915)

W mroźne popołudnie, ok. 1890

olej, płótno, 78,5 x 104 cm
sygn. l.d.: A. Wierusz Kowalski 

Estymacja: 650 000 – 800 000 zł

PROWENIENCJA
Trójmiasto, kolekcja prywatna
Agra Art, aukcja 20.10.1996, poz. 7.

Klasą i formą „Mroźne popołudnie” wpisuje się 
w najlepszy, najdojrzalszy okres twórczości Wieru-
sza-Kowalskiego, który przypadł na ostatnie dwu-
dziestolecie XIX w. Obraz emanuje lekką i radosną 
atmosferą zimowej przejażdżki saniami. Żywiołowy 
entuzjazm roześmianej pary wieśniaków, pędzącej 
wśród śniegów, przeplata się z melancholijną aurą 
mroźnego popołudnia. Realistyczna scena przepo-
jona jest emocjami a realizm ten objawia się nie 
w monachijskiej dbałości o detal, lecz w niezwy-
kłej umiejętności oddania nastroju chwili i istoty 

przedstawionej sceny. Malowane przez Wierusza 
Kowalskiego sceny z życia polskiej wsi ukazują-
ce świat prostych zajęć i zabaw umieszczonych 
w scenerii rodzimego krajobrazu poruszały nie 
tylko polskie serca. Sugestywne i nastrojowe ob-
razy szybko zdobywały popularność, a wysyłane 
na wystawy i do salonów sztuki w europejskich 
i amerykańskich miastach przynosiły artyście sła-
wę, która trwa nieprzerwanie. 
 

Jego talent w tym czasie znajdował się w fazie 
pełnego rozkwitu. Tworzył dużo. Bezbłędnie 
wybierał motywy do swoich obrazów, godząc własne 
zainteresowania z upodobaniami widzów. W latach 
80. XIX wieku malował kompozycje kaukaskie, 
sceny w wilkami oraz prace o tematyce rodzajowej, 
ukazujące wyjazdy na polowania i wszelkiego rodzaju 
przejazdy, wyjazdy i przyjazdy konno, wozami, 
powozami, saniami, furmankami. Czasem były to 
spokojne, nastrojowe kompozycje, innym razem 
tętniące życiem i radością zabawy. 
(Ptaszyńska E., Alfred Wierusz Kowalski 1849 – 1915, wyd. DiG, Warszawa, 2010, s. 141..)
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Cała działalność Kowalskiego zamyka się 
(...) w owym ciągłym zdobywaniu coraz 
szerszych horyzontów. Obecnie jest on jednym 
z najwytrawniejszych naszych artystów, 
władającym elegancką techniką, i umiejącym 
tak w wyborze tematów, jako też w ich 
wykonaniu, odnaleźć panujące w malarstwie 
prądy i dążności. – HENRYK PIĄTKOWSKI

(Piątkowski H., Nasi laureaci. Alfred Wierusz Kowalski i Kazimierz Pochwalski, 
„Tygodnik Ilustrowany” 1892, nr 138, s. 115.)



39 38 



41 40 

11

ALFRED WIERUSZ-KOWALSKI
(1849-1915)

Wyjazd na polowanie o świcie, 
przed 1880

olej, płótno, 46 x 66 cm
sygn. p.d.: A. Wierusz Kowalski 

Estymacja: 350 000 – 450 000 zł

PROWENIENCJA
Trójmiasto, kolekcja prywatna
Agra Art, aukcja 09.03.1997, poz.

OPISANY
Ptaszyńska E., Alfred Wierusz Kowalski 1849-1915, 
wyd. DiG, Warszawa, 2010, s. 142.

W początkowym okresie twórczości Wierusz-Ko-
walski chętnie nawiązywał do nurtu malarstwa 
stimmungowego. Aleksander Gierymski, nawią-
zując do ukształtowanej w Monachium tradycji 
tego typu obrazowania, wypowiedział w 1890 
znamienne zdanie: „Stimmung, to jest robienie 
obrazu z uczucia i pamięci.” Wielkim uznaniem 
cieszyły się kameralne, wyciszone w nastroju sceny 
rodzajowe na tle jesiennego lub zimowego pejza-
żu - wieczorne przejażdżki saniami lub powozem, 
grupy myśliwych z końmi, zgromadzonych przed 
wiejskim dworem o świcie lub czuwających na 
stanowiskach w lesie.

„Wyjazd na polowanie o świcie”, opisany przez 
Elizę Ptaszyńską jako bardzo wczesna praca Wie-
rusz-Kowalskiego, odznacza się niepowszednimi 
wartościami malarskimi, bystrością obserwacji 
i mistrzowskim odtworzeniem sennego nastroju 
zimowego poranka. Niezwykła biegłość w ope-
rowaniu światłem i kolorem, znamienna dla doj-
rzałego okresu w twórczości artysty, pozwoliła 
na sugestywne oddanie chwili na granicy nocy 
i dnia, gdy wszystko pogrążone jest jeszcze w ustę-
pującym mroku, a równocześnie rozświetlone 
czerwonawym blaskiem wschodzącego świtu.

Obok żywiołowych, pełnych dynamiki 
kompozycji, malował Alfred Wierusz-Kowalski 
przedstawienia o tej samej tematyce jak 
opisana, ale o odmiennych nastrojach. Były to 
wyciszone, spokojne, nastrojowe, czyli – jak 
mawiano w Monachium „stimmungowe” – 
obrazy. Należą do nich m.in. bardzo wczesny, 
datowany „przed 1880 rokiem”, „Wyjazd na 
polowanie o świcie” (…)

(Ptaszyńska E., Alfred Wierusz Kowalski 1849 – 1915, wyd. DiG, Warszawa, 2010, s. 142.)
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STANISŁAW EJSMOND
(1894-1939)

Różowy rododendron, ok. 1925

olej, płótno, sklejka, 58 x 73 cm, 
sygn. p.g.: S. EJSMOND
na odwrocie nalepka Salonu obrazów Juliana 
Burofa Nowy Świat 47 Warszawa 

Estymacja: 35 000 – 45 000 zł

WYSTAWIANY
Warszawa, Towarzystwo Zachęty Sztuk 
Pięknych, Salon doroczny 1921, marzec-
kwiecień 1921.

REPRODUKOWANY
Salon doroczny 1921 [katalog wystawy], 
Towarzystwo Zachęty Sztuk Pięknych, 
Warszawa, 1921, poz. 62.
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LEON WYCZÓŁKOWSKI 
(1852-1936)

Martwa natura z różami i ptakiem, 1907

olej, płótno, 46,5 x 71 cm
sygn. p.g.: LWyczół 907

por. „Martwa natura z ptakiem”, 1907 w: Leon Wyczółkowski. Artysta – profesor, wyd. Muzeum 
Okręgowe im. Leona Wyczółkowskiego w Bydgoszczy, Bydgoszcz, 2012, s. 101, poz. 65.

Estymacja: 120 000 – 180 000 zł

PROWENIENCJA
Trójmiasto, kolekcja prywatna

Leon Wvczółkowski zyskał popularność i uznanie 
malując kwiaty i martwe natury. Kwiaty pojawiły 
się w twórczości artysty w ostatnim dziesięciole-
ciu XIX wieku i towarzyszyły mu przez całe życie. 
Malował je w każdej uprawianej przez siebie 
technice – pastelą, akwarelą, tuszem. Tworzył 
również kompozycje olejne, które należą do 
rzadkości. Wyczółkowski po mistrzowsku umiał 
oddać piękno gatunków i ich ulotność. Malo-
wał anemony, chryzantemy, kaczeńce, piwonie, 
maki i róże. Na temat tych ostatnich powstało 
wiele wariacji łączących różne odmiany gatun-
ku i barwy w mniej lub bardziej bogate bukiety. 
W studiach kwiatów artysta rozwinął dekoracyj-
ny walor linii i płaskiej plamy koloru. Podmiot 

kompozycji zestawiał w taki sposób z chłodnym 
najczęściej tłem by uwydatnić światło i barwę 
kwiatów i liści. W pierwszym dziesięcioleciu XX 
wieku Wyczółkowski namalował liczne martwe 
natury, których centralnym elementem kompo-
zycji był wazon z kwiatami. 
Pochodzący z 1907 roku obraz olejny „Martwa 
natura z różami i ptakiem” jest wersją nama-
lowanej w tym samym roku „Martwej natury 
z ptakiem”. Kompozycyjnie wpisuje się w kanon 
opracowywanych wówczas przez Wyczółkow-
skiego tematów, opartych w znacznej mierze na 
aranżacji różnych przedmiotów wokół stojących 
na stole kwiatów. Artysta lubił bawić się ograni-
czoną przestrzenią zestawiając w niej bogate tka-

niny i bibeloty. W oferowanej pracy kompozycja 
żółtych róż przełamana jest obecnością jednej 
róży o intensywnie czerwonej, niemal karmino-
wej barwie. Zabieg odwrotny zastosował artysta 
w przytaczanym obrazie z bydgoskiej wystawy, 
gdzie trzem czerwonym różom towarzyszy jedna 
kremowa. W obydwu pracach kompozycja dopeł-
niona została porcelanową fi gurką, pozłacanym 
puzderkiem oraz siedzącym tyłem do widza ma-
łym ptaszkiem, może papużką. Współistnienie 
dwóch tak podobnych prac nie jest niczym dziw-
nym w przypadku Leona Wyczółkowskiego, który 
znany był z zamiłowania do eksperymentowania 
zwłaszcza na płaszczyźnie kolorystycznej. 

Kwiaty Wyczół kochał, kwiatami był obdarowywany, 
roiło się w jego pracowni od przepięknych okazów 
róż, anemonów, goździków, rododendronów, azalii 
a nawet storczyków, które specjalnie dla niego były 
sprowadzane z cieplarni Rotschilda w Wiedniu. 
Ulubionym gatunkiem Wyczóła były kaczeńce, które 
malował w różnych wariantach, najwięcej na tle 
szarej materii (…) dobijano się o każdy obraz, nieomal 
o każdy szkic; płacono tysiące koron za niewielkie 
studium kwiatowe. 
– TEODOR GROTT, UCZEŃ ARTYSTY 
(z listów Teodora Grota do Marcina Mamlickiego w: Leon Wyczółkowski. Listy i wspomnienia, red. M. Twarowska, Wrocław 1960, s. 271-272)
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STANISŁAW WYSPIAŃSKI 
(1869-1907)

Staś w poduszce, 1902

akwarela, papier, 19 x 29 cm
sygn. p.d.: SW/1902
na odwrocie: Studium portretowe dziecka, Mietek
w załączeniu ekspertyza Marty Romanowskiej

Estymacja: 60 000 – 80 000 zł

PROWENIENCJA
Warszawa, kolekcja prywatna
Kraków, kolekcja prywatna

Wyspiańskiego, mistrza 
malarstwa monumentalnego, 
interesował człowiek 
i jego psychika, co znalazło 
odbicie w jego malarstwie 
portretowym. Był mistrzem 
intymnych, kameralnych 
portretów bliskich mu osób 
– żony, dzieci, przyjaciół.
(Dzieje Sztuki Polskiej, wyd.Kluszczyński, Kraków, s. 180.) 
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(Mietek i Staś Wyspiańscy, marzec 1905, katalog wystawy dzieł ze zbiorów Muzeum Narodowego w Krakowie, s. 38.)

Mimo, iż akwarela była przez artystę 
sporadycznie stosowaną techniką 
malarską z satysfakcją należy powitać 
pracę akwarelową, która dowodnie 
świadczy o poszukiwaniach artysty 
i jego możliwościach warsztatowych. 
(…) Technika akwarelowa sprzyja tu 
sensualności – ulotnej chwili.
(Marta Romanowska z ekspertyzy do obrazu)

Stanisław Wyspiański zasłynął jako portrecista 
dzieci. Żaden inny polski artysta nie stworzył tak 
wielu i takiej klasy portretów małych modeli. Śmia-
ło można stwierdzić, że są one też fenomenem 
na skalę europejską. Malowanie dzieci sprawiało 
Wyspiańskiemu radość. Były one tematem naj-
wcześniejszego etapu twórczości artysty, który 
wykonywał portrety zarówno podczas podróży 
zagranicznych jak i w rodzinnym Krakowie. Za 
modeli służyły mu mali proletariusze, córki stróżów 
i przekupek, biedni chłopcy z ulicy a odkąd urodzi-
ły mu się dzieci to one stały się bohaterami więk-
szości przedstawień. Wyspiański stworzył wizerun-
ki pozbawione przesadnego sentymentalizmu czy 
częstego w przypadku tego gatunku przesłodzenia. 
Jego bohaterowie – delikatni i wzruszający – są 
przede wszystkim prawdziwi. Realizm obserwacji 
sprawia, że w portretach Wyspiańskiego nie ma 
śladu sztucznej pozy a dzieci uchwycone są w cha-
rakterystycznych 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 wy-
obraźni (Chłopiec z pistoletami), śpiące wyglądają 
jakby odpłynęły w dalekie krainy (Śpiący Staś). 
Istotą portretu w zamyśle artysty jest bowiem 
psychologia małego człowieka, jego dziecięctwo 
ukryte w geście, minie, spojrzeniu. Można powtó-
rzyć za Martą Tomczyk-Maryon, że dzieci były dla 
artysty medium, przez które wchodził do krainy 

podświadomości, marzeń, innej rzeczywistości. 
(Wyspiański, wyd. PIW, Warszawa 2009, s. 216)
Oferowany, podwójny portret dzieci, datowany na 
1902 rok przedstawia śpiące niemowlę, na odwro-
cie zaś artysta uwiecznił kilkuletniego chłopczyka. 
Na awersie znajduje się studium głowy śpiącego 
dziecka zagłębionego w poduszkach, opatulonego 
ciasno, przykrytego aż po szyję. Z dość głębokich 
zwałów poduszek wyłania się profi l z pucołowa-
tymi policzkami, wypukłym czołem, widoczną 
małżowiną prawego ucha. Refl eks światła na nosie 
czole policzkach świadczyć może o sztucznym, 
wieczornym oświetleniu - lampa naft owa, świece? 
W zagłębieniu poduszki, powyżej ucha widoczne 
zgięte palce prawej dłoni - podczas snu zdrowego 
niemowlaka ręce uniesione są wzdłuż tułowia 
dłońmi ku głowie tak właśnie jak na rysunku. Po-
między brodą dziecka a poduszką widać spory 
fragment szafi rowej tkaniny, prawdopodobnie 
koszulki. Własne dzieci zaczął artysta malować 
częściej ok. 1897 roku. Tę datę nosi pierwszy paste-
lowy portret dwuletniej Helenki. Portret dziecięcy 
powstawał sukcesywnie w wyniku, obserwacji 
własnych dzieci, przychodzących kolejno na świat 
od 1895 roku. Niemowlę przedstawione na awersie 
oferowanej pracy to z dużą dozą prawdopodo-
bieństwa Staś – najmłodsze dziecko Stanisława 
Wyspiańskiego, urodzony 2 grudnia 1901 roku. To 
właśnie z 1902 roku pochodzi najwięcej zachowa-
nych wizerunków najmłodszego synka artysty. 
Najczęściej przedstawiają one Stasia śpiącego, 
karmionego piersią, trzymanego w ramionach 
przez matkę.

Zaskakujące jest odwrocie oferowanej pracy. Mie-
ści ono portret syna autora, Mietka, urodzonego 
7 września 1899 roku. W momencie powstawania 
pracy miał ponad trzy lata. W pionowym kadrze 
mieści się wizerunek dziecka w popiersiu 3/4. 
Postać skierowana jest w lewo, w ujęciu heral-
dycznym. Rozpoznawalna jest strzecha jasnych 
włosów, charakterystyczne zamyślone spojrzenie 
przed siebie mocno zaznaczonych oczu nad wy-
raźnymi brwiami i dość szerokie usta. Rozmyte 
ucho i prawdopodobnie mocno zakatarzony, 
spuchnięty nos podobnie jak w portrecie Helenki 
z 1900. Sukienka z dużym leżącym kołnierzem po-
dobna tej na fotografi i z 1904 r. Mietek był bardzo 
często modelem ojca. W latach 1901-1905 po-
wstało dziewięć jego indywidualnych i zbiorowych 
portretów. Najliczniejsze pochodzą z tego samego 
1902 roku. Rysunek małego wyglądającego zza 
stołu, z datą 1902 znamy z Chimery w 25 zeszycie 
z 1905 roku. „Mietka z Tadkiem nad rozlana zupą” 
narysował artysta po mistrzowsku, lapidarną kre-
ską w 1902, skupionego nad stołem i rysującego 
z Helenką 1901 i z matką, i rodzeństwem w 1904.
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Józef Mehoff er – malarz, rysownik, grafi k – był 
czołowym reprezentantem sztuki Młodej Polski. 
Urodził się w 1869 roku. Kształcił się na Wydziale 
Prawa Uniwersytetu Jagiellońskiego oraz równo-
legle w krakowskiej Szkole Sztuk Pięknych. Był 
uczniem m.in. Jana Matejki. Naukę artystyczną 
kontynuował w Wiedniu (1889-1890) oraz w Paryżu 
(1891-1896) kolejno w Académie Julian, École Na-
tionale des Arts Décoratifs a następnie w Académie 
Colarossi, zaś od 1892 w École Nationale des Be-
aux-Arts. Dłuższy pobyt we Francji wykorzystał 
Mehoff er do licznych podróży, m.in. do Włoch, 
Niemiec i Szwajcarii.
W Paryżu artysta dzielił pracownię ze Stanisławem 
Wyspiańskim, również uczniem Matejki. Obu twór-
ców połączyła przyjaźń, ale i rywalizacja – uczest-
niczyli bowiem w tych samych konkursach (m.in. 
na kurtynę Teatru im. J. Słowackiego w Krakowie 
w 1891 czy na witraże do łacińskiej katedry we 

Lwowie w 1894). Obaj ostatecznie wypracowali 
odmienną stylistykę – Wyspiański stał się prekur-
sorem polskiego ekspresjonizmu zaś Mehoff er 
stworzył formułę dekoracyjności w oparciu o se-
cesyjną stylistykę. 
Józef Mehoff er zasłynął projektami witraży do ko-
legiaty św. Mikołaja we Fryburgu a także do wielu 
świątyń na terenie Polski. Wykonywał również mo-
numentalne polichromie zdobiące kaplice kościo-
łów i budynków państwowych. Aktywnie działał 
na macierzystej uczelni pełniąc funkcję profesora 
zwyczajnego, rektora. Był członkiem założycielem 
Towarzystwa Artystów Polskich „Sztuka”, należał 
do międzynarodowych ugrupowań artystycznych.
Malarstwo Mehoff era jest esencją bogatej symbo-
liki i dekoracyjności połączonych z doskonałym 
warsztatem wyniesionym z matejkowskiej szkoły. 
Początkowo w swej twórczości z lat 90 XIX wieku 
działał w duchu symbolizmu i postimpresjonizmu. 

Okres dojrzały przypadł na lata 1895 – 1914. Okres 
ten w twórczości Mehoff era można nazwać moder-
nistycznym, nacechowany jest silnym liryzmem, 
dekadenckim i zmysłowym nastrojem. Barwa jest 
intensywna i nasycona a rysunek giętki i pewny. 
Szczególnie wyraźnie owa niezwykła secesyjność 
linii połączona z mistrzowską ornamentyką wi-
doczna jest w malarstwie portretowym. 
Późniejsza twórczość Mehoff era nacechowana jest 
rozświetleniem palety a kontur podporządkowany 
został plamie barwnej. Po 1914 roku malarstwo 
artysty dominują pejzaże afi rmujące piękno natu-
ry. Kilkadziesiąt lat twórczości to pasmo sukcesów 
i prestiżowych zamówień. Mehoff er brał udział 
w licznych wystawach, był wielokrotnie nagra-
dzany, m.in. we Lwowie (1894), Paryżu (1900) czy 
St. Luois (1905). 

JÓZEF MEHOFFER

A rzeczywistą prawdą w sztuce 
jest wierność zamierzonemu 
celowi, szcze rze artystycznemu 
i świadomość siebie. 
– JÓZEF MEHOFFER
(Mehoff er J., Uwagi o sztuce i jej stosunku do natury, „Przegląd Polski”, t. 4 (124), R. XXXI, 1897, s. 28.)
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JÓZEF MEHOFFER
(1869-1946)

Ogród kwiatowy, ok. 1930

olej, płótno, 41,5 x 65 cmolej, płótno, 41,5 x 65 cm
sygn. p.d. (czarną farbą): Józef Mehoff ersygn. p.d. (czarną farbą): Józef Mehoff er
na odwrocie na blejtramie ołówkiem: Herzberg na odwrocie na blejtramie ołówkiem: Herzberg 
w załączeniu ekspertyza Elżbiety Charazińskiejw załączeniu ekspertyza Elżbiety Charazińskiej

Estymacja: 250000 – 350 000 złEstymacja: 250000 – 350 000 zł

PROWENIENCJAPROWENIENCJA
Kraków, kolekcja prywatnaKraków, kolekcja prywatna

Pejzaże stanowią w twórczości Józefa Mehoff era Pejzaże stanowią w twórczości Józefa Mehoff era 
istotny motyw, wiele z nich powstało przed 1917 istotny motyw, wiele z nich powstało przed 1917 
rokiem w posiadłości malarza w Jankówce oraz rokiem w posiadłości malarza w Jankówce oraz 
w okresie międzywojennym, podczas wakacyjnych w okresie międzywojennym, podczas wakacyjnych 
pobytów artysty w zaprzyjaźnionych majątkach, pobytów artysty w zaprzyjaźnionych majątkach, 
m.in.: u Popielów czy Mycielskich. Do rzadkości m.in.: u Popielów czy Mycielskich. Do rzadkości 
natomiast należą pejzaże w czystej postaci, pozba-natomiast należą pejzaże w czystej postaci, pozba-
wione sztafażu postaciowego bądź zwierzęcego. wione sztafażu postaciowego bądź zwierzęcego. 
Szeroko rozmalowane studium z natury jakim jest Szeroko rozmalowane studium z natury jakim jest 
oferowany „Ogród kwiatowy” namalował artysta oferowany „Ogród kwiatowy” namalował artysta 
ok. 1930 roku. Urzeczony barwnością kwiatów Me-ok. 1930 roku. Urzeczony barwnością kwiatów Me-

hoff er starał się zatrzymać ich szybko przemijającą hoff er starał się zatrzymać ich szybko przemijającą 
urodę a także niepowtarzalny urok ciepłego let-urodę a także niepowtarzalny urok ciepłego let-
niego dnia, gdy słońce wyostrza kontrasty światła niego dnia, gdy słońce wyostrza kontrasty światła 
i cienia. Temu wrażeniu podporządkował prostą i cienia. Temu wrażeniu podporządkował prostą 
kompozycję, skupiając uwagę na motywie, jak kompozycję, skupiając uwagę na motywie, jak 
również zróżnicowane środki techniczne. Partie również zróżnicowane środki techniczne. Partie 
ścieżek oraz gazonu są malowane cienko smuga-ścieżek oraz gazonu są malowane cienko smuga-
mi rozprowadzaną farbą, miejscami niemal prze-mi rozprowadzaną farbą, miejscami niemal prze-
zroczyście, a drzewa z dalszego planu wydobyte zroczyście, a drzewa z dalszego planu wydobyte 
zostały szerokimi pociągnięciami rozrzedzonej zostały szerokimi pociągnięciami rozrzedzonej 
farby. Natomiast pnie, czubki krzewów oraz główki farby. Natomiast pnie, czubki krzewów oraz główki 

kwiatków i drobne roślinki są potraktowane krótki-kwiatków i drobne roślinki są potraktowane krótki-
mi dotknięciami cienkiego pędzla gęściejszą farbą, mi dotknięciami cienkiego pędzla gęściejszą farbą, 
miejscami impastowo. Rozciągniętymi smugami miejscami impastowo. Rozciągniętymi smugami 
równie gęstej farby zostały wyprowadzone szkico-równie gęstej farby zostały wyprowadzone szkico-
we sylwetki krzewów po prawej i pośrodku oraz we sylwetki krzewów po prawej i pośrodku oraz 
rosochate pnie i gałęzie drzewek po lewej. Skrawek rosochate pnie i gałęzie drzewek po lewej. Skrawek 
nieba założono cienko rozsmarowanym błękitem. nieba założono cienko rozsmarowanym błękitem. 
Oferowany obraz, pełen światła i koloru nawiązuje Oferowany obraz, pełen światła i koloru nawiązuje 
pod względem nastroju do płócien francuskich pod względem nastroju do płócien francuskich 
impresjonistów.impresjonistów.

Jako artysta plastyk Mehoff er łączy w sobie dwie zdolności, 
które na ogół rzadko idą ze sobą w parze. Jest – o czym 
się często zapomina – wybornym obserwatorem, tęgim 
malarzem rzeczywistości, Świadczą o tym jego pejzaże 
impresjonistyczne, przeważnie widoki zakątków ogrodowych 
z kwitnącymi krzewami bzu i klombami róż, ze ścieżkami 
zalanymi słońcem, z białym dworkiem w głębi, pejzaże 
tchnące intensywnym szczęściem skwarnego letniego 
popołudnia (…), jest również wybitnym malarzem 
dekoracyjnym.
(Wallis M., Sztuka Polska Dwudziestolecia. Wybór pism z lat 1921 - 1957, Warszawa, 1959, s. 54.)(Wallis M., Sztuka Polska Dwudziestolecia. Wybór pism z lat 1921 - 1957, Warszawa, 1959, s. 54.)

52 53 



55 54 



57 56 

16

IWAN TRUSZ
(1869-1941)

Okiść śnieżna

olej, tektura, 68,5 x 93 cm
sygn. p.d.: Trusz

Estymacja: 25 000 – 30 000 zł

PROWENIENCJA
Warszawa, kolekcja prywatna

por. „Sosna pokryta śniegiem” w: Basanez T., Iwan Trusch. 
Ein europaisher Maler aus der Ukraine, Duren, 1997, s. 33.

Iwan Trusz – ukraiński malarz, uczeń Jana Sta-
nisławskiego i Leona Wyczółkowskiego - zapo-
mniany po śmierci, dziś cieszy się dużą popu-
larnością. Z powodzeniem uprawiał malarstwo 
portretowe, utrwalając wizerunki przedstawi-
cieli lwowskiej i kijowskiej inteligencji. Znane są 
także obrazy artysty ilustrujące życie Hucułów. 
Przede wszystkim zaś dał się poznać jak autor 
sugestywnych pejzaży, odzwierciedlających 
jego kontemplacyjny stosunek do przyrody.
Jego obrazy, zwłaszcza liryczne pejzaże po-
zbawione sztafażu ludzkiego, należą do naj-
bardziej cenionych i poszukiwanych obecnie 
przez kolekcjonerów. Oferowany obraz przed-
stawia motyw pokrytej świeżym śnieżnym pu-

chem gałęzi sosny. Bez wątpienia pochodzi 
z dojrzałego, najlepszego okresu twórczości 
malarza. Wykadrowane ujęcie skupia wzrok 
widza na puszystości śnieżnej pokrywy, której 
mistrzowsko potraktowane biele zestawione są 
z oranżowym światłem zachodzącego w oddali 
słońca. Obrazem tym Iwan Trusz udowadnia, 
że zaliczyć go można do grona europejskich 
impresjonistów. Charakterystyczna dla tego 
kierunku dążność do uchwycenia nastroju 
chwili wyrażana czystymi, jasnym barwami, 
kontrastowym światłocieniem i nietypowym 
kątem widzenia są zdecydowanie widoczne 
w oferowanej kompozycji. 

Któż to taki artyści – impresjoniści? 
Zadowalającej odpowiedzi nikt jeszcze nie dał, 
jednakże naszym zdaniem, artyści określający 
się czy określani tym mianem różnymi 
drogami dążą do jednego celu – z pełną 
szczerości, bez jakichkolwiek zmian na korzyść 
lub niekorzyść wyrazić przy pomocy prostych 
i niewymuszonych środków wrażenie, jakie 
wywiera na nich realne życie w całej swej 
różnorodności.
(Emil Blemont „Le Rappel” (1876), w: Kępiński Z., Impresjonizm, Warszawa, 1986, s. 141.)
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IWAN TRUSZ
(1869-1941)

Nokturn

olej, płyta, 16,8 x 22,3 cm 
w świetle oprawy
sygn. p.d.: I. Trusz

Estymacja: 12 000 – 14 000 zł
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ALFONS KARPIŃSKI
(1875-1961)

Kwiaty w wazonie, 1923

olej, pastel, tektura, 54 x 40 cm
sygn. l.d.: a. karpiński

Estymacja: 20 000 – 25 000 zł ◆
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KASPER POCHWALSKI
(1899-1971)

Hołd trzech magów, 1930

olej, płótno, 97 x 110 cm
sygn. p.d.: KASPER POCHWALSKI 930
na odwrocie etykietka wystawowa TPSP 
z opisem pracy oraz papierowa nalepka 
Zrzeszenia Artystów Plastyków „Zwornik”

Estymacja: 7 000 – 9 000 zł ◆

PROWENIENCJA
Polska, kolekcja prywatna
Rempex, aukcja 20.06.2001, poz. 255.

WYSTAWIANY
Kraków, Towarzystwo Przyjaciół Sztuk 
Pięknych, Wystawa Zrzeszenia Artystów 
Plastyków „Zwornik”, maj 1933.
Lwów, Towarzystwo Przyjaciół Sztuk 
Pięknych, Wystawa zbiorowa Zrzeszenia 
Artystów Plastyków „Zwornik”, listopad 1930 
(jako „Hołd magów”, kat. 49).

„Zwornik” powstał w 1928 roku z inicjaty-
wy czterech studentów krakowskiej ASP 
– Kaspra i Stanisława Pochwalskich, Emila 
Krchy oraz Kazimierza Rutkowskiego. Jako 
logo Zrzeszenie przyjęło gotycki zwornik 
Kamienicy Hetmańskiej w Krakowie.
„Zwornik” działał nieprzerwanie aż do 
wybuchy II wojny światowej. Przez ten 
krótki czas grupa zorganizowała ponad 
dwadzieścia wystaw w całej Europie, od 
Malmö po Belgrad. Oprócz czterech za-
łożycieli aktywnie działali w „Zworniku” 
m.in. Tytus Czyżewski, Jerzy Fedkowicz, 
Zygmunt Menkes, Zbigniew Pronaszko 

a także wielu innych artystów malarzy, 
rzeźbiarzy i grafi ków związanych z Kra-
kowem.
Cechami przewodnimi twórczości zwor-
nikowców była bezprogramowość, swo-
boda i wolność tworzenia, przede wszyst-
kim zaś zamiłowanie do koloru. W tym 
względzie ważną dla nich była postać 
Józefa Pankiewicza. Z kolei u Kaspra Po-
chwalskiego widoczne są wyraźne wpływy 
twórczości Marca Chagalla. Dla członków 
krakowskiego zrzeszenia najważniejszy 
był kolor i faktura, celowo pomijali na-
tomiast kwestie tematu czy kompozycji. 

Naprzód młodzi! Jesteśmy takimi, 
jakimi się każdemu z nas być 
podoba… Nie hołdujemy wspólnie 
jakiejś konwencji. Przez wspólne 
obcowanie w zrzeszeniu dążymy do 
doskonałości, zgłębiając i uzyskując 
własny, coraz szczerszy stylowy 
wyraz. (…) Nad nami rośnie 
sklepienie, jako sklepienie niebios, 
a w jego kulminacyjnym punkcie: 
Zwornik – Słońce – Sztuka na 
niebie – sklepieniu kultury. 
– KASPER POCHWALSKI

(Fragment z manifestu Zrzeszenia Artystów Plastyków „Zwornik”)
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HENRYK SZCZYGLIŃSKI
(1881-1944)

Lorietta w swoim repertuarze, 1905

olej, płótno, 138,8 x 91 cm 
sygn. l. d. H. Szczygliński / 1905 
napis p. d.: Was die Pariserin kann…/ Das kann 
ich auch.” Lorietta w swoim repertuarze 

Estymacja: 90 000 – 110 000 zł

PROWENIENCJA
Warszawa, kolekcja prywatna
Dom Aukcyjny Polswiss Art, aukcja 12.03.2014 
poz. 3 

Szczygliński był przede wszystkim jednym z naj-
wybitniejszych młodopolskich pejzażystów, 
dużo rzadziej powstawały w jego pracowni akty 
i portrety. Niemniej, był też barwną postacią 
krakowskiego życia kulturalnego oraz bardzo 
zdolnym ilustratorem i plakacistą. Odegrał 
ważną rolę w życiu artystycznym okresu Młodej 
Polski. W Krakowie znany był z towarzyskiego 
a nawet zawadiackiego stylu życia, związany był 
tam z kręgiem Towarzystwa Artystów Polskich 

„Sztuka”, ale też ze środowiskiem „Zielonego 
Balonika” dla którego tworzył plakaty i zapro-
szenia. Współpraca i życie blisko działalności 
założonego w 1905 roku kabaretu „Zielony Ba-
lonik”, mającego siedzibę w Cukierni Lwowskiej 
Jana Michalika (w tzw. „Jamie Michalikowej”) 
w Krakowie była jednym z barwniejszych epi-
zodów artystycznych Szczyglińskiego. Urządzał 
pierwszą salę, w której występował kabaret. 
Wśród wielu obrazów i rysunków, które zdobiły 

wnętrze kabaretu znalazły się także jego dzieła. 
Z tego czasu pochodzi groteskowo ujęta „Lorietta 
w swoim repertuarze”, z podpisem „Co mogą 
zrobić Paryżanki, ja również mogę zrobić”. Nie 
tylko Szczygliński w obrazie nawiązuje do tradycji 
kabaretów francuskich, robili to również twórcy 
„Zielonego Balonika” wykorzystując do swoich 
piosenek znane melodie nie tylko polskie ale 
i francuskie.

Ewangelia Zielonego Balonika 
obiegła cały kraj, wszędzie 
rozpleniły się kabarety: od 
stowarzyszeń robotniczych do 
artystycznych salonów, od stolic 
aż do głębokiej prowincji, gdzie 
zwykle kończyły się kwasami, 
ponieważ poruszały, nie zawsze 
dyskretnie, prywatne sprawy 
znanych fi gur w miasteczku.
– TADEUSZ BOY-ŻELEŃSKI
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JULIAN FAŁAT 
(1853-1929)

Bystra

akwarela, papier, 71 x 94 cm
sygn. l.d.: jFałat/ Bystra 

Estymacja: 60 000 – 80 000 zł

PROWENIENCJA
Śląsk, kolekcja prywatna

Gdy przed trzema laty Fałat opuścił 
dyrekcję krakowskiej Akademii 
Sztuk Pięknych, zamieszkał na stałe 
w Bystrej. Urocza wioska podgórska, 
tuż pod Bielskiem. Bita droga 
biegnie wzdłuż wartko płynącego 
strumienia. W dali góry granatowe, 
lasem pokryte. Jedna willa tuż przy 
drodze. Druga wznosi się wyżej, 
na dość stromym zboczu wzgórza. 
W tym „swoim gnieździe” mieści się 
pracownia Fałata. 
(Krzywoszewski J., Julian Fałat, 
[w:] Świat, Warszawa 1913, nr 39, 27 IX.)
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JULIAN FAŁAT
(1853-1929)

Dom w świerkach, 1904

akwarela, papier, tektura, 42,5 x 77 cm 
w świetle oprawy
sygn. l.d.: Fałat 904

Estymacja: 40 000 – 60 000 zł

Zatrzymać się należy 
przede wszystkim przy 
akwarelach Fałata. 
Najnowsze ostatnie 
świadczą o wzmożeniu 
się i wzroście talentu, 
słusznie nader życzliwie 
ocenianego, równie 
u nas, jak i za granica. 
Jest w nich koloryt 
śmiały i szlachetny, 
a w tonacji prawdziwy 
i szczerszy niż dawniej. 
Środki zaś techniczne 
jakimi obecnie 
artysta rozporządza 
bliskie są i pokrewne 
środkom używanym 
przez doskonałych 
akwarelistów 
angielskich i włoskich. 
(Sarnecki Z., Wystawa krajowa w Krakowie, 
[w:] Gazeta Lwowska 1887, nr 224, s. 3.)
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JACEK MALCZEWSKI 
(1854-1929)

Szkic do portretu kobiety, 1919

olej, tektura, 46 x 37,5 cmolej, tektura, 46 x 37,5 cm
sygn. p.d.: JMalczewski sygn. p.d.: JMalczewski 
na odwrocie odręczny napis: Rotowskina odwrocie odręczny napis: Rotowski
na odwrocie nalepka wystawowa TPSP na odwrocie nalepka wystawowa TPSP 
z opisem pracy oraz nalepka z numerem z opisem pracy oraz nalepka z numerem 
inwentarza oraz powtórzonym nazwiskiem inwentarza oraz powtórzonym nazwiskiem 
RotowskiRotowski

Estymacja: 80 000 – 120 000 złEstymacja: 80 000 – 120 000 zł

PROWENIENCJAPROWENIENCJA
Polska, kolekcja prywatnaPolska, kolekcja prywatna
Kraków, kolekcja Antoniny Rothe-Rotowskiej Kraków, kolekcja Antoniny Rothe-Rotowskiej 
Kraków, kolekcja Jana Rothe-RotowskiegoKraków, kolekcja Jana Rothe-Rotowskiego
własność artystywłasność artysty

WYSTAWIANYWYSTAWIANY
Kraków, Towarzystwo Przyjaciół Sztuk Kraków, Towarzystwo Przyjaciół Sztuk 
Pięknych w Krakowie, Jacek Malczewski, Pięknych w Krakowie, Jacek Malczewski, 
1855-1929, lipiec-wrzesień 1939.1855-1929, lipiec-wrzesień 1939.

REPRODUKOWANYREPRODUKOWANY
Jacek Malczewski, 1855-1929 [katalog Jacek Malczewski, 1855-1929 [katalog 
wystawy], Towarzystwo Przyjaciół Sztuk wystawy], Towarzystwo Przyjaciół Sztuk 
Pięknych w Krakowie, Kraków 1939, nr 135. Pięknych w Krakowie, Kraków 1939, nr 135. 

Przez całe swoje twórcze życie Jacek Malczew-
ski malował osoby ze swojego otoczenia, znane 
i mniej znane. Zostawił nam wizerunki wybitnych 
uczonych, malarzy, pisarzy, artystów, przemy-
słowców i portrety osób bliżej nieokreślonych, 
które jednak przez to, że są bohaterami jego 
obrazów urastają do rangi osób ważnych i zna-
miennych. Pracował zawsze według skrystalizo-
wanego schematu, w którym głównym motywem 
jest postać ludzka malowana do pasa, czasem 
w popiersiu. Dominującym elementem nad całym 
obrazem jest głowa człowieka i wyraz ludzkiej 
twarzy. Dopracowany jest w nich najmniejszy 
szczegół: ruch, nachylenie, grymas, spojrzenie, 
gest, tak, że ów szczegół staje się głównym środ-
kiem wypowiedzianej myśli artystycznej. Portre-

towani Malczewskiego są zazwyczaj zapatrzeni, 
zasłuchani w jakieś odgłosy ze świata, jak pisał 
Adam Heydel „o wspaniale wydobytej, pięknej, 
polskiej rasie”.

Prezentowana praca z 1919 roku jest bardzo 
rzadkim przykładem kompozycji ograniczonej 
w warstwie kolorystycznej, jak również wyjątkowo 
ciekawym przykładem na tle całej twórczości Jac-
ka Malczewskiego, gdzie kolor odgrywał zawsze 
bardzo ważną rolę. Portret kobiety namalowa-
ny został w jasnej, ciepłej tonacji, przywodzi na 
myśl niemalże niebiańską stylistykę, jednocześnie 
tchnie niesamowitym spokojem. Obraz opraco-
wany został w dojrzałym, najbardziej charaktery-
stycznym dla Malczewskiego stylu wypowiedzi. 

Nie jest to podmalówka do fi nalnej pracy, o czym 
świadczy świadomie użyty walor światłocienia 
i punktowo położone biele oraz fi nalne sygno-
wanie artysty w prawym dolnym rogu. To opraco-
wana w pełni scena symboliczna przedstawiająca 
kobietę w typowym dla Malczewskiego ujęciu 
modela oraz malowana ekspresyjnym gestem 
znamiennym dla wszystkich obrazów z dojrzałego 
okresu artysty. Patetyczna monumentalizacja 
postaci w obrazach Malczewskiego połączeniu 
z klasycyzującą techniką malarską, może być 
ciekawym przykładem próby uzyskania jeszcze 
większej wzniosłości tematu.

Rzadko oddaje Malczewski 
urok młodocianej 
dziewczęcej twarzyczki, 
częściej maluje twarze 
o ostrych, zdecydowanych 
rysach i wyrazie. Piękność 
tych kobiet to to co się 
nazywa popularnie beautè 
de diable.
(Haydel A., Jacek Malczewski. Człowiek i artysta, Kraków, 1933, s. 177.) 
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WLASTIMIL HOFMAN
(1881-1970)

Wędrowiec, 1923

olej, tektura, 23,5 x 30 cmolej, tektura, 23,5 x 30 cm
sygn. p.d.: Wlastimil Hofman 1923 sygn. p.d.: Wlastimil Hofman 1923 

Estymacja: 20 000 – 25 000 złEstymacja: 20 000 – 25 000 zł ◆

25

WLASTIMIL HOFMAN
(1881-1970)

Zadumane

olej, tektura, 63 x 48 cm w świetle oprawy
sygn. p.g.: Wlastimil Hofman

Estymacja: 30 000 – 40 000 zł ◆
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KAZIMIERZ SICHULSKI
(1879-1942)

Krzysia pod choinką, 1919

tempera, tektura, 99 x 68,5 cm 
sygn. l.d.: Sich 1919 

Estymacja: 30 000 – 40 000 zł

27

TADEUSZ STYKA
(1889-1954)

Portret chłopca z psem

pastel, papier, 134 x 90 cm
sygn. lewy bok: TADE. STYKA

Estymacja: 70 000 – 90 000 zł ◆

PROWENIENCJA
Poznań, kolekcja prywatna
DA Polswiss Art, aukcja 8.12.2015, poz. 29.
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WOJCIECH WEISS
(1875 – 1950)

Kwiaty, ok. 1905

olej, płótno, 70,5 x 50,5 cm
sygn. p.d. monogramem wiązanym WW oraz 
na na odwrocie pieczęć artysty WW/3 0487

Estymacja: 50 000 – 60 000 zł ◆

PROWENIENCJA
Polska, kolekcja prywatna
DESA, aukcja 6.10.2012, poz. 14.
Desa Unicum, aukcja 22.02.2001, poz. 97. 

OBRAZ TO ZREALIZOWANY 
ZACHWYT, TO LIST MIŁOSNY 
(…) ZAWSZE IDĘ ZA NATURĄ. 
NATURA JEST MISTRZYNIĄ, 
A ARTYSTA JEST JEJ 
MIŁOŚNIKIEM, KOCHA 
I STARA SIĘ UTRWALIĆ 
TE WZRUSZENIA. NIE 
WOLNO PODCHODZIĆ DO 
NATURY BEZ ENTUZJAZMU, 
ROZUMOWO, NA ZIMNO. 
– Wojciech Weiss
(Piękno do mnie przyszło… Wojciech Weiss. Malarstwo białego okresu 1905-1912, 
wyd. Muzeum Pałac w Wilanowie, Warszawa, 2007, s. 7.)



79 78 78 

29

STANISŁAW IGNACY WITKIEWICZ 
(1885-1939)

Portret kobiety, 9 VIII 1938

pastel, papier 69 x 49 cm (w świetle oprawy) 
sygn. p.g.: Ignacy Witkiewicz 1938 9 VIII (T.B+E) (NP +P) 

Estymacja: 90 000 – 120 000 zł 

PROWENIENCJA
Warszawa, kolekcja prywatna

WYSTAWIAM TEGO ROKU SAME 
PORTRETY, PONIEWAŻ MOICH 
KOMPOZYCJI NIKT NIE CENI, 
NIE POTRZEBUJE I NIE KUPUJE, 
A KRYTYKA JE PRZEMILCZA ALBO 
PISZE O NICH RZECZY NIEISTOTNE, 
A NAWET CZASEM BZDURY. 
– Stanisław Ignacy Witkiewicz 
(Zgodzińska B., Witkacy w Słupsku. Firma Portretowa „S.I.Witkiewicz”, 
wyd. Urząd Miejski w Słupsku, Słupsk 2010.)

Poszukujący swojej artystycznej drogi Witkacy 
w latach dwudziestych opracował koncepcję Czy-
stej Formy, która negowała realizm i naturalizm 
w sztuce. Według artysty treść dzieła miała mieć 
niewielkie znaczenie i mogła być zupełnie dowol-
na, natomiast istotnym składnikiem stawała się 
forma. Jej dziwność, nieliniowość i brak harmo-
nii miały wstrząsnąć odbiorcą, skonfrontować 
go z nieznanym i zmusić do głębszych przeżyć. 
Teorie te nie zostały przyjęte ze zrozumieniem 
przez środowisko artystyczne, Witkacy czuł się 
w związku z tym wypchnięty poza jego margi-
nes i rozgoryczony. Dał temu wyraz w powieści 
„Pożegnanie jesieni” (1925) pisząc: „Minęły czasy 
metafi zycznej absolutności sztuki. Sztuka była 
dawniej jeśli nie czymś świętym, to w każdym 
razie „świętawym” – zły duch wcielał się w ludzi 
czynu. Dziś nie ma w kogo – resztki indywiduali-
zmu życiowego to czysta komedia – istnieje tylko 
zorganizowana masa i jej słudzy. Od biedy zły 
duch przeniósł się w sferę sztuki i wciela się dziś 

w zdegenerowanych, perwersyjnych artystów. Ale 
ci nikomu już nie zaszkodzą ani pomogą: istnieją 
dla zabawy ginących odpadków burżuazyjnej 
kultury”. W tym samym roku zrezygnował zu-
pełnie z malarstwa sztalugowego i założył Firmę 
Portretową „S.I.Witkiewicz”. Dla swoich klientów 
opracował szczegółowy Regulamin. Portrety ma-
lowane pastelami i kredkami na papierze pod-
legały surowej typologii. Nierzadko powstawały 
pod wpływem silnie odurzających leków, alko-
holu i narkotyków a sam artysta dokumentował 
swój stan fi rmując prace specjalnym autorskim 
kodem. Różnorodność portretów stworzonych 
przez Witkacego jest ogromna. Fantazja i poczu-
cie humoru z jakimi operował artysta powodują 
iż każdy z nich jest wyjątkowy. Działalność portre-
towa ekscentrycznego artysty jakim niewątpliwie 
był Stanisław Ignacy Witkiewicz przyniosła mu 
sławę i uznanie i zaliczana jest do jednego z naj-
dłużej trwających cyklów malarskich w historii 
polskiej sztuki nowoczesnej. 

W latach 30. stworzył Witkacy serię portretów 
w typach B i E (bądź mieszanych B+E) charaktery-
zujących się realizmem niemalże fotografi cznym. 
Ze szczególną emfazą potraktowane są oczy mo-
deli zarówno dorosłych jak i dzieci. Widoczne jest 
to w oferowanym Portrecie, który skupia w sobie 
wszystkie charakterystyczne dla tego gatunku 
cechy. Portret kobiety wykonany w sierpniu 1938 
r. bardzo dobrze spełnia te założenia, choć ar-
tysta nieco urozmaicił dość typowy wizerunek 
wprowadzając nietypowe lekko jaskrawe tło 
rozświetlające głowę i ramiona modelki. Staran-
ne opracowanie głowy oraz włosów ułożonych 
w misterne pukle, podobnie jak powiększenie 
oczu o nieruchomym, jakby „szklanym” spoj-
rzeniu to cechy charakterystyczne dla portretów 
wykonywanych przez Witkacego w 2. połowie lat 
trzydziestych, kiedy modę kształtował rodzący się 
wówczas kult gwiazd fi lmowych oraz ich fotosy.
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„Kto widział Paryż, a nie widział Cassis ten nic 
nie widział” pisał noblista Frédéric Mistral. Cassis 
to urocze prowansalskie miasteczko położone 
nieopodal Marsylii, przy potężnych ścianach fi or-
dów południa- majestatycznych Calanques. Od 
połowy XIX wieku było celem podróży artystów 
z całej Europy. I tak jak Collioure również Cassis 
było świadkiem przełomowych dla malarstwa 
światowego momentów jak narodziny i rozwój 
kubizmu czy fowizmu. 
Malarzy przybywających do Cassis witały czer-
wone klify zanurzające się w morzu o diamen-
towych refl eksach. Zachwycała intymność portu 
zamieszkałego przez leniwe łodzie i malownicza 
wieś z fasadami w odcieniach ochry skąpana 
w słońcu i błękicie nieba. Nic więc dziwnego, 
że urokowi Cassis poddało się blisko dwustu 
twórców, którzy odwiedzali miasteczko między 
1845 a 1945 rokiem. „Latem w Cassis malarzy 
bywa więcej niż szarańczy”, pisał w 1926 roku 
francuski dziennikarz Marcel Sauvage. 
W 1928 roku Józef Pankiewicz wraz z żoną spę-
dzał tu letnie wakacje, malując całą serię oko-
licznych pejzaży - gaje oliwne, winnice, domy 

i drogi wśród wzgórz. W czasie tego krótkiego lata 
powstał również oferowany obraz „Droga z drze-
wami w Cassis”. Pankiewicz był pod wielkim uro-
kiem malowniczego miasteczka, nieraz powta-
rzał ten sam motyw, rejestrując różną porę dnia, 
odmienne światło i efekty chłodnego rankiem, 
a rozgrzanego i rozwibrowanego w pełni dnia, 
powietrza. W oferowanym obrazie wybrzmiewają 
słowa Mieczysława Wallisa: Sztuka Pankiewicza 
to sztuka dojrzała, sztuka pełna smaku i umiaru, 
sztuka pogodna, zmysłowa, apollińska, dająca 
wyłącznie doznania łagodne i harmonijne, sztuka 
pełna radości życia, radości koloru, radości farby.
Dwa analogiczne do oferowanego obrazu pejzaże 
z Cassis reprodukowane są w katalogu wystawy 
Pankiewicza w Muzeum Narodowym w Warsza-
wie w roku 2006 (Józef Pankiewicz 1866-1940. 
Życie i dzieło. Artyście w 140. rocznicę urodzin, 
MNW, Warszawa 2006, s. 172, nr kat. I/428, I/429). 
Pejzaż z okolic Cassis stał się również tłem w kom-
pozycji sceny Odpoczynek Św. Rodziny w czasie 
ucieczki do Egiptu ( jak wyże, nr kat. III/430)

30

JÓZEF PANKIEWICZ 
(1866-1940)

Droga z piniami w okolicach 
Cassis, ok. 1928 

olej, płótno, 54,5 x 45 cm
sygn. p.d.: Pankiewicz 

por. m.in.:
Józef Pankiewicz 1866-1940. Życie 
i dzieło. Artyście w 140. rocznicę 
urodzin [katalog wystawy], MNW, 
Warszawa 2006, s. 172, kat. 428 i 429.

Estymacja: 50 000 – 60 000 zł 

DROGĘ NA POŁUDNIE POLSKIM ARTYSTOM 
OTWORZYŁ NIEWĄTPLIWIE JÓZEF PANKIEWICZ. 
OD 1889 R. PODRÓŻOWAŁ DO FRANCJI, 
ODKRYWAŁ TAM IMPRESJONIZM, A TAKŻE 
SZTUKĘ CÉZANNE’A. WRACAJĄC DO KRAJU 
PRAGNĄŁ OBUDZIĆ NOWĄ MYŚL TWÓRCZĄ 
RÓWNIEŻ NA POLSKIEJ ZIEMI, TWORZĄC 
TYM SAMYM SILNE WIĘZY MIĘDZY KULTURĄ 
FRANCUSKĄ I POLSKĄ.
(Chrzanowska-Foltzer M., Rozmowy prowansalskie – polscy malarze na południu Francji od 1909 do dziś, 
„Archiwum Emigracji” Toruń, Rok 2011, Zeszyt 1–2 (14–15), s. 299.)
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Polski malarz, rysownik i grafi k okresu Młodej 
Polski. Przedstawiciel symbolizmu i wczesnego 
ekspresjonizmu, przez niektórych uznawany za 
prekursora surrealizmu.
Studiował w warszawskiej Szkole Rysunkowej 
i w latach 1903-1904 w krakowskiej Akademii 
Sztuk Pięknych, gdzie był uczniem Leona Wy-
czółkowskiego. Próbował również w roku 1902 
podjąć studia na Akademii Petersburskiej, skąd 
jednak, jak sam napisał, po ośmiu dniach uciekł. 
Po przyjeździe do Krakowa był uczniem malarzy 
Teodora Axentowicza i Leona Wyczółkowskiego. 
W roku 1905 wstąpił do Grupy Pięciu (Grupy Nor-
wid), do której należeli także: Leopold Gottlieb, 
Wlastimil Hofman, Mieczysław Jakimowicz oraz 
Jan Rembowski. Współpracował z krakowskim 
tygodnikiem „Liberum Veto” jako ilustrator w la-
tach 1903 - 1904. Wojtkiewicz miał zaledwie 27 lat, 
gdy wystawił swoje prace wraz z innymi twórcami 
na wystawie w Berlinie, gdzie zwróciły one uwagę 
pisarza André Gide’a i malarza Maurice Denisa. 
Dzięki nim rok później zorganizowano Witoldowi 
Wojtkiewiczowi indywidualną wystawę w znanej 
paryskiej Galerie Druet. Od roku 1908 należał do 
Towarzystwa Artystów Polskich „Sztuka”. Prace 
swe wystawiał w Krakowie, Warszawie, Lwowie 

i Wiedniu. Współpracował także z krakowskim 
kabaretem „Zielony Balonik”, dla którego stworzył 
cykl akwarel i rysunków, które do dziś zdobią ścia-
ny kawiarni „Jama Michalika”. Idąc za biografem 
artysty – Wiesławem Juszczakiem – można po-
dzielić twórczość malarską Wojtkiewicza na cztery 
główne cykle tematyczne - Szkice tragikomiczne 
(1903-1904), Cyrki (1905-1907), Monomanie (1906) 
i Ceremonie (1908). 
Oryginalnością swego oeuvre Wojtkiewicz wyróż-
nia się na tle dziedzictwa Młodej Polski. W oso-
bie artysty często dostrzega się też prekursora 
rozmaitych nurtów polskiej sztuki XX wieku - od 
zabarwionej ironią groteski poprzez penetrujący 
ludzką duszę ekspresjonizm i badający podświa-
domość nadrealizm aż po wyrafi nowany estetyzm. 
W pracach Wojtkiewicza groteska łączy się z nie-
zwykłym liryzmem. Jego twórczość ewoluowała 
i stopniowo wykształciła osobisty, wysoce orygi-
nalny przekaz artystyczny. Przez niektórych – jak 
np. Tadeusza Kantora – uważany był za najbardziej 
oryginalnego malarza polskiego XX wieku. Wojt-
kiewicz był prawdziwym dzieckiem fi n de siècl’u, 
spadkobiercą dekadenckiej fi lozofi i swego czasu. 
Wszystko to dodatkowo zasilała wiotka i emocjo-
nalnie niestabilna natura doświadczona chorobą.

Świat Wojtkiewicza to świat pełen symboli, ema-
nujący specyfi cznym nastrojem, zrodzonym jakby 
we śnie, w dziecięcej fantazji, pełen marionetek, 
kukiełek, klownów i szaleńców. Ale to również 
świat metaforycznych portretów osób, z którymi 
się przyjaźnił. Do nich należała przede wszyst-
kim rodzina krakowskiego profesora medycyny 
Stanisława Pareńskiego. Z rodziną Pareńskich 
Wojtkiewicz był bardzo związany, traktował ich 
dom jako swój na co dowodów dostarczają listy 
jakie artysta pisał do Elizy Pareńskiej z Paryża. 
Z domem ich wiąże się też nieszczęśliwa miłość 
do najmłodszej córki profesorostwa – Marii. Bez 
wątpienia to niespełnione uczucie miało na Wojt-
kiewicza ogromny wpływ. 
Od narodzin cierpiący na problemy ze zdrowiem 
Wojtkiewicz wykształcił osobowość o wielkiej 
wrażliwości. Mimo wsparcia ze strony przyjaciół 
i rodziny a zwłaszcza zaś ze strony uwielbiają-
cych go matki, siostry i ciotki młodemu arty-
ście towarzyszyły nieustanne zmiany nastrojów 
charakterystycznej dla jego wrażliwej natury. 
Od najwcześniejszych lat żył ze świadomością 
kruchości swojego istnienia, gotowy na śmierć. 
Zmarł w domu rodzinnym w Warszawie, w 1909 
roku, w wieku trzydziestu lat.

WITOLD WOJTKIEWICZ

Wojtkiewicz był reakcjonistą w swoim otoczeniu tak w życiu, jak iw malarstwie. 

Dbający o wykwintne formy zewnętrzne, dowcipny, niezwykle cięty, chętny był 

do dyskusji i niewielu znajdował w niej sobie równych. Pełen paradoksalnych 

porównań, o umyśle wybitnie błyskotliwym, zwalczał wszelki snobizm, wszelką 

małość- i jeśli ją dojrzał w otoczeniu, zabijał z pasją ostrą satyrą i dowcipem 

niezrównanym, zjednując sobie coraz większe uznanie zwłaszcza u tych, którym 

wczoraj jeszcze odmówił prawa egzystencji. |…] Wojtkiewicz tworzył typ niezwykły 

w naszych stosunkach, a przypominający najsubtelniejszego z artystów, jakich 

wydała Anglia, «uroczego» king of life, Oskara Wilde’a. Jednolitość przekroju 

organizacji artystycznej, niezwykła równość w natężeniu pracy i inspiracji, tożsamość 

żądań i piętno skupienia trwałego czyniły go silnym i odpornym na wszelkie wpływy 

dzięki czemu zajął w sztuce naszej miejsce zupełnie odrębne. 

– STANISŁAW SZRENIAWA-RZECKI

(Juszczak W., Wojtkiewicz i nowa sztuka, wyd. PIW, Warszawa, 1965, ss. 124-125.)
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WITOLD WOJTKIEWICZ 
(1879-1909)

Garden Party, 1907

olej, tektura, 43 x 54,5 cm
sygn. p.d.: W. Wojtkiewicz
na odwrocie nalepka wystawowa 
Muzeum Narodowego w Krakowie 
z opisem pracy oraz odręcznie napis: 
MNK ND-8450

Estymacja: 700 000 – 1 000 000 zł 

PROWENIENCJA
Trójmiasto, kolekcja prywatna
Polswiss Art, aukcja 24.11.1996, poz. 39.
Warszawa, kolekcja prywatna
Kraków, depozyt Muzeum Narodowe 
w Krakowie

WYSTAWIANY
Warszawa, Towarzystwo Zachęty Sztuk 
Pięknych, Wystawa pośmiertna Witolda 
Wojtkiewicza, 1909.
Kraków, Muzeum Narodowe w Kra-
kowie, Witold Wojtkiewicz 1879-1909, 
wystawa monografi czna, 1989.

REPRODUKOWANY
Domańska B., Zeńczak A., Witold Wojt-
kiewicz 1879-1909 [katalog wystawy], 
wyd. Muzeum Narodowe w Krakowie, 
Kraków 1989, tom 2., s. 165, poz. 303.
Ostrowski J. K., Mistrzowie malarstwa 
polskiego, Kraków 1996, s. 227.
katalog Aukcji Malarstwa 24 listopada 
1996, wyd. Polswiss Art, 1996, poz. 39 
oraz strona okładkowa.

OPISANY
Wystawa pośmiertna Witolda Wojt-
kiewicza [katalog wystawy], wyd. 
Towarzystwo Zachęty Sztuk Pięknych, 
Warszawa, 1909, kat. 14. 

Oferowany obraz olejny „Garden party” nama-
lował Wojtkiewicz w 1907 roku, najprawdopo-
dobniej w trakcie swojego pobytu w Paryżu. 
W trakcie wystawy Grupy Pięciu w Berlinie na 
początku stycznia 1907 roku artysta poznał 
André Gide, francuskiego marszanda, który 
zaproponował Wojtkiewiczowi zorganizowa-
nie w paryskiej Galerie Druet wystawy indywi-
dualnej. Początkowo niechętny zagranicznym 
wyjazdom Wojtkiewicz uległ namowom André 
Gide i w 1907 udał się do Paryża. Wystawa 
odbiła się pozytywnym echem w stolicy Fran-
cji, kilka obrazów udało się sprzedać. Ale dla 
Wojtkiewicza pobyt we Francji był przede 
wszystkim nieoczekiwanie ożywczy, przywró-
cił mu zapał do pracy i dostarczył inspiracji. 
Podczas kilku miesięcy spędzonych w Paryżu 
intensywnie malował a tymczasem w kraju 
echa wystawy w Galerie Druet owocowały 
entuzjastycznymi recenzjami: „(…) Obchodzą 
go jakieś zagadnienia z głębokich pokładów 
duszy, nurtuje go i niepokoi problemat życia, 
który zdaje mu się przedstawiać jako bolesna 
i ironiczna igraszka, i temu sposobowi widze-
nia daje wyraz w dziełach, którym połączenie 
naturalizmu, impresjonizmu i humoru nadaje 
wyjątkową, egzotyczną cechę.” 
Coraz wyraźniej zarysowująca się odrębność 
malarstwa Wojtkiewicza na tle Grupy „Pięciu” 
pogłębiła się jeszcze bardziej po doświadcze-
niu paryskim. Obrazy z lat 1907-1909 cha-
rakteryzowały się „harmonią tonu, bolesną 
fantazją rysunku, patetyczną i pełną wzru-

szenia grą kolorów” i według Juszkiewicza 
są reprezentatywne dla dojrzałego okresu 
w twórczości Wojtkiewicza, którego indywidu-
alność malarska i poetycka była już wówczas 
ostatecznie uformowana.
„Garden party” przynależy do tego właśnie 
etapu artystycznego życiorysu Wojtkiewicza. 
Na tle wieczornego nieba korowód postaci 
niosących lampiony ujęty jest z właściwą 
Wojtkiewiczowi subtelną dramaturgią. Ta-
jemniczy nastrój w ożywionym kolorowymi 
światełkami nokturnie potęgują postaci 
kroczące niczym zjawy i niepokojące zarysy 
drzew w głębi. Wojtkiewicz w „Garden Party” 
używa wielu kolorów. Zestawia kontrasto-
wo zielenie i czerwienie. Barwne plamy są 
nieregularne. Ślad pędzla jest zamaszysty, 
zdecydowany a sposób malowania - daleki, 
niepodobny do obowiązującej wtedy wszech-
obecnej, wijącej się, secesyjnej linii. Atmos-
fera radosnego wieczornego pochodu jest 
tu tylko pozorna. Świat Wojtkiewicza nie jest 
oczywisty i jednoznaczny, tak jak niejedno-
znaczny jest człowiek i rzeczywistość, w którą 
jest uwikłany.
W tym roku przypada 110 rocznica śmierci 
Witolda Wojtkiewicza. Pojawienie się obra-
zu klasy muzealnej jakim niewątpliwie jest 
„Garden party” z 1907 roku stanowi bezprece-
densowe wydarzenie dla rynku antykwarycz-
nego i z pewnością wzbudzi zainteresowanie 
kolekcjonerów malarstwa polskiego. 

NA NIM TO NAJBARDZIEJ 
CIĄŻYŁ GROŹNY WÓWCZAS 
ZARZUT „LITERATURY”; Z CZASEM 
ZROZUMIANO, ŻE TA LITERATURA 
BYŁA PO PROSTU NAJSZCZERSZĄ 
POEZJĄ. WOJTKIEWICZ BYŁ WIELKIM 
POETĄ, KTÓRY WYPOWIADAŁ 
SIĘ ŚRODKAMI DOSKONALE 
MALARSKIMI 
– Tadeusz Boy Żeleński
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TADEUSZ MAKOWSKI
(1882-1932)

Martwa natura z koszykiem
i jabłkami, ok. 1915

olej, płótno, 18,5 x 33 cm
sygn. p.d.: Makowski

Estymacja: 60 000 – 80 000 zł 

PROWENIENCJA
Warszawa, kolekcja prywatna

JEGO PŁÓTNA ŻYJĄ PRZEDE WSZYSTKIM 
DZIWNYM ŚWIATŁEM, KTÓRE OŻYWIA, 
ŚWIATŁEM 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
(Czerni K., Szczerski A., Tadeusz Makowski, Siechnice 2000, s.23.)

W roku 1914 Tadeusz Makowski podejmuje de-
cyzję, która zaważy na kształcie jego późniejszej 
drogi twórczej. Odchodzi w sposób kategoryczny 
od kubizmu będącego u szczytu popularności 
i zwraca się ku studium natury. Był to krok nie-
zwykle heroiczny gdyż łączył się z ryzykiem utraty 
poparcia nie tylko kolegów malarzy ale przede 
wszystkim marszandów i kolekcjonerów. Nie-
mniej Makowski, nie bez lęku, zdecydował się 
porzucić swój dotychczasowy cieszący się spo-
rym uznaniem kubistyczny sposób malowania, 
w którym za mało było dla niego prawdy. „Być 
w zgodzie z przekonaniem wewnętrznym i odpo-
wiednio zgodnym przejawianiem swego uczucia 
i smaku – jest potrzebą życia każdego artysty” 
notuje w Pamiętniku. Ukojenia nurtujących go 

dylematów zaczął szukać w malarstwie natury 
zaczynając wszystko od nowa. „Lubię malować 
realnie. Materialna strona przedmiotów w obrazie 
jest jego bogactwem. Pragnę farbami wydoby-
wać życie” pisz e w swym pamiętniku u początku 
nowej drogi (Pamiętnik, 19 grudnia 1913, s. 126). 
Częste wizyty w Luwrze i pogłębiona refl eksja nad 
malarstwem Jeana Corota i Gustave’a Couberta 
tylko utwierdziły Makowskiego w słuszności pod-
jętej decyzji. Pierwsze martwe natury – z kwiatami 
bądź owocami - zaczęły powstawać w 1915 roku 
i noszą znamiona wpływu malarstwa Władysła-
wa Ślewińskiego, w którego domu na południu 
Francji schronił się Makowski po wybuchu wojny 
w 1914 roku. Z czasem zaczęły nabierać coraz 
bardziej indywidualnego charakteru. 

Cykl lirycznych w duchu martwych natur uzna-
wany jest przez znawców sztuki Makowskiego za 
końcową fazę ostatecznego przejścia artysty od 
kubizmu do realizmu. Oferowana kompozycja 
ujmuje subtelnym światłem i wysmakowanym 
kolorem owoców umieszczonych w białym ko-
szyku. Rozświetlona paleta barw nadaje całości 
niemalże wyczuwalnego ciepła. Oferowana praca 
posiada nie tylko niewątpliwą wartość artystycz-
ną ale – poprzez przynależność do kluczowego 
okresu w twórczości Tadeusza Makowskiego 
– jest również bardzo ciekawą propozycją dla 
kolekcjonerów. 
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HENRYK EPSTEIN 
(1891-1944)

Pejzaż z południa Francji

olej, płótno, 125 x 100 cm 
sygn. p.d.: H. Epstein/ Paris
na blejtramie napis: H. Epstein 1233 / 186852

Estymacja: 70 000 – 80 000 zł 

PROWENIENCJA
Francja, kolekcja prywatna

91 90 

WYBIJAJĄCYM SIĘ
TWÓRCĄ, KTÓRY STAŁ 
SIĘ JEDNĄ Z OFIAR 
NAZISTÓW, BYŁ HENRYK 
EPSTEIN (…), URODZONY 
W ŁODZI ARTYSTA, KTÓRY 
PRZYJECHAŁ DO PARYŻA PO 
STUDIACH W MONACHIUM. 
WKRÓTCE STAŁ SIĘ ZNANĄ 
POSTACIĄ OBRACAJĄCĄ 
SIĘ W KRĘGACH AMADEO 
MODIGLIANIEGO I CHAIMA 
SOUTINE’A. MALARZ PEJZAŻY 
I CHŁOPÓW PRACUJĄCYCH 
W POLU ORAZ PRZYJEMNYCH 
MARTWYCH NATUR, 
POZOSTAJE W KRĘGU 
WIELKIEJ TRADYCJI I SZTUKI 
CAMILLE’A PISSARRA. 
TWÓRCZOŚĆ TĘ PRZYSWOIŁ 
I „PRZEMIESZAŁ” Z ELEMENTAMI 
STYLU ZACZERPNIĘTEGO 
OD SWOICH PRZYJACIÓŁ 
FOWISTÓW I KUBISTÓW.

(Waldemar George, The School of Paris, w: Roth C., Jewish Art. An illustrated 
History, Tel Aviv 1961.)



93 92 

34

ZYGMUNT MENKES 
(1896-1986)

Kobieta w oknie

olej, płótno, 51 x 38,5 cm olej, płótno, 51 x 38,5 cm 
sygn. p.d.: Menkes sygn. p.d.: Menkes 

Estymacja: 55 000 – 65 000 zł ◆Estymacja: 55 000 – 65 000 zł ◆

PROWENIENCJAPROWENIENCJA
Polska, kolekcja prywatnaPolska, kolekcja prywatna
USA, kolekcja prywatnaUSA, kolekcja prywatna

W OKRESIE AMERYKAŃSKIM 
NAD STATYCZNĄ, 
WYWAŻONĄ STRUKTURĄ 
ZACZĘŁA PRZEWAŻAĆ 
W OBRAZACH ARTYSTY 
DYNAMICZNIE 
PROWADZONA, GRUBA 
LINIA. WYPEŁNIONE 
SPRZĘTAMI WNĘTRZA 
ZYSKAŁY ILUZYJNĄ GŁĘBIĘ 
PRZESTRZENNĄ. LUDZKIE 
SYLWETY TRAKTOWANE BYŁY 
RÓWNIE SCHEMATYCZNIE 
JAK PRZEDMIOTY 
I PODPORZĄDKOWANE 
WYMOGOM KOMPOZYCJI. 
ZNAMIENNE DLA 
STYLISTYKI MENKESA SĄ 
GRUSZKOWATE ZARYSY 
GŁÓW I WYDŁUŻONE 
SZYJE MODELI; GŁĘBOKI 
CIEŃ POŁOŻONY WOKÓŁ 
OCZU INTENSYFIKUJE 
ICH MELANCHOLIJNĄ 
EKSPRESJĘ.
(Kossowska I., Zygmunt Menkes, w: Twórcy (2001) źródło: www.culture.pl )

92 93 



95 94 

35

ZYGMUNT MENKES
(1896-1986)

Martwa natura z melonem

olej, płótno, 81 x 53 cm
sygn. p.d.: Menkes 

Estymacja: 80 000 – 120 000 zł ◆

Z CZASEM ARTYSTA CORAZ 
BARDZIEJ KOMPLIKOWAŁ UKŁADY 
KRESEK, ZAGĘSZCZAŁ SIEĆ LINII 
I WZBOGACAŁ FAKTURĘ. KOMPOZYCJA 
ROZBUDOWANYCH MARTWYCH 
NATUR I SCEN WE WNĘTRZACH 
– CZĘSTO UMIEJSCOWIONYCH 
W PRACOWNI ARTYSTY W RIVERDALE 
POD NOWYM JORKIEM – OPARTA 
BYŁA NA ZRÓWNOWAŻONYCH, 
WIELOKIERUNKOWYCH UKŁADACH 
LINII. POSTAĆ I PRZEDMIOT CORAZ 
SILNIEJ ZESPALAŁY SIĘ Z TŁEM, 
ZAŚ NOSTALGICZNY NASTRÓJ 
EWOKOWAŁA KOLORYSTYKA 
ZDOMINOWANA PRZEZ BŁĘKITY, 
CZERŃ I BIEL; ŻYWSZE AKCENTY 
WPROWADZAŁY JEDYNIE DROBNE 
PLAMY RÓŻÓW I ŻÓŁCIENI. 
(Kossowska I., Zygmunt Menkes, w: Twórcy (2001) źródło: www.culture.pl )
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) Maurycy Gottlieb – obok młodszego brata Leopolda – to jeden z najwięk-

szych i najbardziej cenionych dziewiętnastowiecznych polskich malarzy 
żydowskiego pochodzenia. Gottliebowie, zamożna rodzina osiadła w Dro-
hobyczu, pielęgnowała religię i tradycje judaizmu przy jednoczesnym 
głębokim poszanowaniu dla innych nacji i wyznań. Taki model światłego 
i otwartego wychowania nie pozostał bez wpływu na ouvre przedwcześnie 
zmarłego Maurycego, którego malarstwo charakteryzuje się wrażliwością na 
tematykę łączącą świat żydowski ze światem chrześcijańskim. Wzbogacone 
jest ono dodatkowo przez wątki historyzujące, co stanowi niewątpliwie echo 
nauk odebranych przez artystę od Jana Matejki i Henryka Siemiradzkiego.

Oferowany obraz przypisać należy do cyklu dzieł z życia Chrystusa, do 
którego prace przygotowawcze Maurycy Gottlieb rozpoczął na przełomie 
1877 i 1878. W cyklu tym ukazującym naukę, cuda i ofi arę Jezusa pozostał 
Gottlieb daleki od malarstwa religijnego, kładąc nacisk na przekaz histo-
ryczny, zachowujący wierność wobec biblijnych przekazów oraz poparty 
znajomością ówczesnych obyczajów, strojów, architektury i lokalnego 
krajobrazu. Przed śmiercią artysta zdążył namalować obrazy „Chrystus 
przed sądem” (1877-79) i „Chrystus nauczający w Kafarnaum” (1878-79, 

obydwa nieukończone), a inne pomysły pozostały jedynie w formie szkiców, 
z których większość uznaje się za zaginione. Do cyklu tego zwykło się zaliczać 
również obraz przedstawiający Żydów modlących się podczas święta Jom 
Kipur - Dnia Pojednania („Żydzi w Bożnicy”, 1878). Dzieła z życia Chrystusa 
według badaczy twórczości Gottlieba są odzwierciedleniem dążeń artysty 
do włączenia wydarzeń z życia Mesjasza w tradycję narodu żydowskiego oraz 
do podkreślenia wspólnych korzeni judaizmu i chrześcijaństwa. Chrystus, 
któremu Gottlieb nadawał semickie rysy twarzy i ukazywał w żydowskim 
stroju i we wnętrzu synagogi staje się niczym jeden z proroków z ksiąg 
Starego Testamentu.
Nieliczna spuścizna artystyczna Maurycego Gottlieba uległa znacznemu 
rozproszeniu, wiele prac zaginęło lub zostało zniszczonych w okresie II 
wojny światowej. Kilkanaście spośród ocalałych znajduje się dziś w zbio-
rach publicznych i prywatnych w Izraelu, a także w kolekcjach prywatnych 
w Stanach Zjednoczonych, Chile i Australii. Oferowany obraz jest nie tylko 
ciekawą propozycją dla kolekcjonerów. Pojawienie się na polskim rynku 
dzieła tej klasy poszerza wiedzę na temat ouvre Maurycego Gottlieba 
i stanowi jego niezwykle cenne uzupełnienie.

MAURYCY GOTTLIEB

Przez całe swoje, dość krótkie, 
życie –zmarł nagle,mając zaledwie 
23 lata – rozdarty był między 
żydowską tradycją a świadomością 
historycznych związków swego 
narodu z Polską. Jego twórczość 
plastyczna była wyraźnym odbiciem 
niełatwego procesu poszukiwania 
własnej tożsamości, podjętego przez 
polsko  żydowskiego twórcę.
(Materiały z wykładu Żyd i Polak, czyli malarski żywot Maurycego Gottlieba, 
dr Elżbieta Matyszewska, Dom Kultury LSM, Lublin, 19 kwietnia 2018.)
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MAURYCY GOTTLIEB 
(1856-1879)

Scena biblijna. Chrystus w świątyni, 
ok. 1875-79

olej, płótno, 36 x 90 cm 
sygn. l.d.: M.Gottlieb 

Estymacja: 180 000 – 250 000 zł 
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MELA MUTER
(1876-1967)

W oborze / Dziewczynka z misą jabłek 

(obraz dwustronny)
olej, płótno, 60,5 x 72 cm 
sygn. p.g.: Muter 
na odwrocie nalepka inwentarzowa Muzeum Miasta Łodzi z opisem pracy
na odwrocie na blejtramie napis czarnym fl amastrem: 
12620 Mela MUTER No 7/8/7 B. Nawrocki 1988

Estymacja: 190 000 – 250 000 zł 

PROWENIENCJA
Warszawa, kolekcja prywatna
Łódź, depozyt Muzeum Miasta Łodzi
Warszawa, kolekcja Krzysztofa Musiała
Warszawa, kolekcja Wojciecha Fibaka
Genewa, Petite Palais
Paryż, kolekcja Bolesława Nawrockiego

WYSTAWIANY
Lublin, Muzeum KUL, Kolekcja Mistrzów Krzysztofa Musiała, październik 2017.
Łódź, Muzeum Sztuki w Łodzi, Galeria Mistrzów Polskich [ekspozycja stała], od 2016. 
Olsztyn, Galeria Sztuki Współczesnej BWA, Malarstwo artystów żydowskich polskiego 
pochodzenia w kolekcji Wojciecha Fibaka, październik – grudzień 2000.
Leszno, Muzeum Okręgowe w Lesznie, Ecole de Paris. Artyści żydowscy z Polski 
w kolekcji Wojciecha Fibaka, maj – lipiec 2000.
Sopot, Państwowa Galeria Sztuki, Ecole de Paris. Artyści żydowscy z Polski w kolekcji 
Wojciecha Fibaka, 06.07.-03.10.1999.
Kraków, Pałac Sztuki TPSP w Krakowie, École de Paris. Artyści żydowscy z Polski 
w kolekcji Wojciecha Fibaka, lipiec – sierpień 1998.
Szczecin, Muzeum Narodowe w Szczecinie, Polski Paryż. École de Paris. Kolekcja 
Wojciecha Fibaka, grudzień 1999-styczeń 2000.

REPRODUKOWANY
Kolekcja Mistrzów Krzysztofa Musiała [katalog wystawy], Muzeum KUL, Lublin, 2017.
Galeria Mistrzów Polskich, wyd. Muzeum Sztuki w Łodzi, Łódź, 2016, s. 187, poz. 108. 
Malarstwo artystów żydowskich polskiego pochodzenia w kolekcji Wojciecha Fibaka, 
wyd. BWA, Olsztyn, 2000, s. 29.
École de Paris. Artyści żydowscy z Polski w kolekcji Wojciecha Fibaka, wyd. Muzeum 
Okręgowe w Lesznie, Leszno, 2000, s. 27.
École de Paris. Artyści żydowscy z Polski w kolekcji Wojciecha Fibaka, wyd. Państwowa 
Galeria Sztuki, Sopot, 1999, s. 85.
École de Paris. Artyści żydowscy z Polski w kolekcji Wojciecha Fibaka, wyd. Pałac 
Sztuki TPSP w Krakowie, Kraków 1998, s. 262, poz. 120.
Polski Paryż. École de Paris. Kolekcja Wojciecha Fibaka [katalog wystawy], wyd. 
Muzeum Narodowe w Szczecinie, Szczecin, 1999, s. 127
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MELA MUTER 
(1876-1967)

Port w Collioure, lata 20. XX w.

olej, płótno, 65 x 79 cm w świetle ramy
sygn. p.d.: Muter

Estymacja: 280 000 – 350 000 zł 

PROWENIENCJA
Warszawa, kolekcja prywatna
Polswiss Art, aukcja 14.10.2007, poz. 23.
Polska, kolekcja prywatna
SOTHEBY’S New York, aukcja 16-17.04.2007, 
poz. 411.
Nowy Jork, kolekcja rodziny Raskin (zakup od 
artystki we wczesnych latach 40. XX w.)
własność artystki

Muter dużo podróżowała do Collio-
ure, odwiedzając miasteczko niemal 
rok rocznie w okresie 1921-1926. Ka-
taloński port był idealnym plenerem 
malarskim: wysokie góry - Pireneje, 
schodzące do morza, piętrzące się, 
umieszczone na skalistych stokach 
domy, malownicze morze, połu-
dniowa roślinność i klimat. Collioure 
i Chateau Royale były źródłem inspi-
racji dla wielu twórców z początku 
XX wieku, takich jak Fauves, Matisse 
i Derain, a także kubistów Braque 
i Picasso. To tu narodził się fowizm. 
W swoich kompozycjach z Collioure 
Mela Muter nierzadko przywoływała 
swoje własne fowistyczne skłonności, 
nadając barwnym pejzażom morskim 
żywą kolorystykę i rozświetlając kolory 
specyfi cznym światłem, charaktery-
stycznym dla tej części Francji. Ar-
tystka posiadała niezwykłą łatwość 
w budowaniu przestrzeni za pomocą 
zgeometryzowanych, masywnych brył 
skał i domów. Perfekcyjnie zestawia-
ła je z naturalnymi formami przyrody 

w spójną całość. Kolorem potrafi ła 
oddać gorący i duszny klimat połu-
dnia. Pejzaże z Collioure należą do 
najciekawszych prac malarki.
Oferowany obraz przedstawia port 
wieczorną porą, większość łodzi jest 
zadokowana, nabrzeże opustoszałe, 
a stonowane kolory przywołują na 
myśl zwieńczenie pracowitego dnia. 
Port w Collioure pojawił się w dorobku 
Meli Muter parokrotnie, traktowany 
zawsze jako istotne wyzwanie kom-
pozycyjne przez wzgląd na organiza-
cję przestrzeni, zrytmizowanej liniami 
konstrukcji, masztów i żagli. W ofe-
rowanym Pejzażu z Collioure uwi-
dacznia się też szczególne podejście 
artystki do kwestii koloru. Stosowa-
nie tonów matowych, można by rzec 
przytłumionych nadaje tej kompozycji 
szczególnej jakości i głębi. Również typ 
kompozycji – okazały i o przemyślanej 
konstrukcji poszczególnych planów – 
plasuje oferowany Pejzaż wśród prac 
o charakterze zdecydowanie monu-
mentalnym. 
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Eugeniusz Zak przyszedł na świat w 1884 roku, 
w Mogilnie na Białorusi, w rodzinie polskich 
Żydów. Po śmierci ojca wraz z matką artysta 
przeprowadził się do Warszawy. Był chorowitym 
i delikatnym dzieckiem, przez co otoczony był 
staranną opieką matki i rodziny. Jako szesna-
stoletni chłopiec wyjechał do Paryża i kształci się 
w prywatnej Academie Colarossi na Montpar-
nasse. W tym okresie wiele podróżował (m.in. 
do Monachium wraz z Leopoldem Gottliebem, 
Eli Nadelmanem i Romanem Kramsztykiem, 
uczęszczając do prywatnej szkoły Antona Azbe-
go). W 1904 roku wrócił do Paryża, gdzie brał 
czynny udział w życiu artystycznym (do 1913 
roku corocznie uczestniczył w pokazach Salo-
nu Jesiennego). Sława artysty, potwierdzona 
została zakupem jego pracy przez Muzeum 
Luksemburskie w 1910 roku, czy indywidualną 
wystawą w galerie Druet w 1911 roku, a także 
profesurą w Academie La Palette. W 1913 roku 
artysta ożenił się z Jadwigą Kohn - początkującą 
malarką i w dwa lata później osiedla się ponow-
nie, wiążąc tym razem swoje twórcze losy ze 
środowiskiem formistów, ukoronowane uczest-
nictwem w założeniu „Rytmu” w 1921 roku. Już 
jednak w rok później Zak opuścił kraj by po 
rocznym przebywaniu w Niemczech wrócić do 
Paryża, gdzie zamieszkał z przyjaciółmi m.in. 
z Zygmuntem Menkesem i Markiem Chagallem. 
Bardzo dobrze rozwijającą się karierę, przerywa 
w 1926 roku nagła śmierć artysty.

Za jego życia odbyły się trzy wystawy indywidual-
ne: dwie w Paryżu (1911, 1925) i jedna w Warszawie 
(1917). Również za życia wystawiał na świecie: 
m.in. w Nowym Jorku, Chicago, Detroit, a tak-
że na Biennale w Wenecji, w 1914 roku. W kraju 
natomiast artysta uczestniczył w wystawach To-
warzystwa Artystów Plastyków „Sztuka”, „Rytmu” 
w Krakowie i w Warszawie oraz w wystawach Eks-
presjonistów Polskich w Krakowie i we Lwowie. 
Twórczość artysty została oczywiście wielokrotnie 
doceniona po śmierci wieloma wystawami na 
paryskich Salonach i galeriach, także Warszawie, 
Londynie, Buff alo i Nowym Jorku. Na uwagę za-
sługuje fakt istnienia sławnej Galerie Zak, prowa-
dzonej przez żonę artysty po jego śmierci. Była 
to jedna z najciekawszych programowo galerii 
paryskich, wystawiająca prace najlepszych ów-
czesnych artystów polskich i żydowskich (m.in. 
pierwsza wystawa indywidualna Kandinsky’ego). 
W twórczości Eugeniusza Zaka można wyodrębnić 
kilka etapów. Są to kolejno: symbolizm, neokla-
sycyzm, Art Deco i najpóźniejszy - ekspresjonizm 
„Ecole de Paris”. Ten ostatni trwał od ok.1924 
roku do śmierci artysty na początku 1926. Prze-
bywając wówczas w Paryżu Zak zwrócił uwagę 
na nurt swobodnego dekoracyjnego koloryzmu. 
W jego obrazach plama barwna została rozbita 
na wibrującą gamę tonów, rozświetloną i jarzącą 
się „wewnętrznym” światłem. Wiązało się z tym 
zróżnicowanie powierzchni barwnej, bogate impa-
stowe efekty fakturalne. Arealny, wysublimowany 

koloryt tworzył nastrój, wzmagał dekoracyjność 
i harmonijny układ obrazu. Eugeniusz Zak to na-
zwisko, które wywarło istotny wpływ na obraz 
polskiej sztuki dwudziestolecia międzywojennego. 
Został nazwany „najbardziej paryskim z Polaków” 
i obok Kislinga i Makowskiego stał się ulubieńcem 
kolekcjonerów i historyków sztuki. Na ukształto-
wanie się postawy artystycznej Zaka wpłynęła 
sztuka Szkoły Pont-Aven i paryskich nabistów ope-
rujących syntetyczną formą i giętkim konturem. 
Artysta poddał się też rozbudzonemu na początku 
stulecia zainteresowaniu sztuką wczesnego rene-
sansu. Fascynacja stylistyką quattrocenta nasiliła 
się w rozwijanym przez artystę w latach 1910-1923 
wątku kochanków, rybaków i pasterzy harmonijnie 
wtopionych w pejzażowe tło. W drugiej połowie 
lat 1920. częstym motywem malarstwa Zaka stały 
się wizerunki arlekinów i pierrotów, reprezentan-
tów „sztucznej” rzeczywistości cyrku, jarmarku 
i teatru. W scenach idyllicznych wyraźnie pojawia 
się zainteresowanie sztuką japońską, ale również, 
lub przede wszystkim malarstwem chińskim i to 
z najbardziej wyrafi nowanego okresu tego malar-
stwa – późnej epoki Song (XIII wiek). W ówczesnym 
malarstwie europejskim inspiracje te były bardzo 
rzadkie. Pierwszym takim obrazem Zaka jest znana 
tylko z reprodukcji „Wiosna” z 1918 roku. Obraz 
ten był reprodukowany w ekskluzywnym piśmie 
niemieckim „Deutsche Kunst und Dekoration” 
w kwietniu 1922 roku (z. 4, s. 9) przy dużym artykule 
H. Rittera poświęconym twórczości Zaka.

EUGENIUSZ ZAK 

Sztuka nie jest ani w wczoraj , ani z dzisiaj, ani z jutra 
- jest ze wszystkich czasów. (...) Jedynymi artystami 
godnymi przetrwania są ci, którzy ponad bezwzględność 
klasyfi kacji, ponad dziecinno-namiętne dyskusje, 
programy, ponad formuły a tout faire, nawiązują 
bezpośrednio do wielkich tradycji ludzkości. Dziełem 
idealnym jest takie dzieło, które jednocześnie jest 
i spontaniczne, i przemyślane, i które powstaje 
z nieodłącznej współpracy serca i mózgu. 
– EUGENIUSZ ZAK

(Sterling M., Eugeniusz Zak, „Sztuki Piękne” 1925/1926, nr 12 z IX, s. 496-497.)
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EUGENIUSZ ZAK
(1884-1926)

Pijący chłopiec, 1925

olej, płótno, 65 x 46 cm
sygn. l.d.: Eug. Zak

Estymacja: 400 000 – 600 000 zł

PROWENIENCJA
Warszawa, kolekcja prywatna
Polswiss Art, aukcja 20.03.2005, poz. 26.

REPRODUKOWANY
Brus-Malinowska B., Eugeniusz Zak, 1884-1926 
[katalog wystawy], wyd. Muzeum Narodowe 
w Warszawie, Warszawa 2004, s. 170, kat. 243.
katalog Aukcji Malarstwa 20 marca 2005, wyd. 
Polswiss Art, 2005, poz. 26.

Zak był malarzem wytwornym, 
kolorystą subtelnym, trzymającym się 
na uboczu, ni za bardzo na prawo, ni 
na lewo, malującym pogodnie i wesoło, 
rytmiczną nutą i własnym rysunkiem. 
Zawsze to miło pomyśleć, że był jednym 
z tych nielicznych malarzy polskich, 
którzy uznanie umieli sobie zjednać 
za granicą, bo nazwisko jego nieobce 
sferom artystycznym we Francji, 
Niemczech i Ameryce, a wiadomo, jak 
Paryż spala talenty słabsze w płomieniu 
zapomnienia i jak twardo zdobywa się 
jego uznanie. – TADEUSZ MAKOWSKI

(Pamiętniki, red. W. Jaworska, Warszawa, 1961, s. 299-300. ) 
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Pijący chłopiec, namalowany w 1925 
roku, należy do najważniejszego cyklu 
w twórczości Eugeniusza Zaka. Seria 
prac namalowanych w ostatnich la-
tach przed śmiercią charakteryzuje 
się przedstawieniami pojedynczych 
anonimowych postaci utrzymanych 
w melancholijnym duchu. Wśród nich 
są cyrkowcy, zadumani włóczędzy, 
muzycy, uchwycone jakby w tańcu 
nostalgiczne postaci kobiet. Motyw 
pijącego chłopca należy do wyjątko-
wych gdyż pojawia się na ostatnich 
obrazach artysty, który zmarł na 
początku 1926 roku. Podejmowana 
tematyka mogła mieć w przypadku 
Eugeniusza Zaka, malarza intelek-
tualnie przynależącego bardziej do 
ówczesnego kosmopolitycznego 
środowiska francuskiego niż polskie-
go, związek z panującym wówczas 
neohumanizmem. Nie bez znacze-
nia na postawę artysty miała trady-
cja uwieczniania postaci z marginesu 
społeczeństwa – żebraków, alkoholi-
ków, cyrkowców, w kontekście której 
tworzyli tacy malarze jak chociażby 
Watteau czy Toulouse-Lautrec. 
Prezentowane płótno - jak twierdzi 
w swej ekspertyzie Barbara Brus 
Malinowska - „jest jedną z wersji „Pi-
jącego chłopca”. Najbardziej znaną 
i najczęściej reprodukowaną w litera-
turze dotyczącej twórczości Zaka jest 
praca (o wymiarach 91 x 61 cm) znaj-
dująca się w kolekcji Albright-Knox Art 
Gallery w Buff alo, NY USA (repr. W: M. 
Rola, Eugeniusz Zak 1884-1926, „Pro 
Arte” summer 1987, s. 12). Jest ona 
też reprodukowana w monografi ach 
Zaka: M. Gauthiera (Paris 1927, s. 16 
nlb. Dat. 1926), S. Zahorskiej (War-
szawa 1927, il. 28 nlb.), na okładce 
katalogu wystawy dzieł Zaka w galerii 
S. Salza w Kolonii w 1925 r. […]. Z da-
nych historycznych wynika, że istniały 

też inne wersje tej kompozycji. Jed-
ną z nich można znaleźć w zbiorach 
Muzeum Narodowego w Poznaniu 
(nr inw. Mp 2568, wym. 93 x 60 cm; 
zakupiona przez Muzeum w Paryżu 
w 1977 roku). Wymienione wyżej 
prace posiadają zbliżone wymiary, 
niemal identyczne kompozycje, róż-
nią się jednak kolorystyką, użyciem 
drobnych detali, miejscem położe-
nia sygnatury. Omawiany obraz byłby 
więc trzecią, znaną wersją „Pijącego 
chłopca” […]
Wszystkie wersje „Pijącego chłopca” 
powstały w 1925 roku – reprezen-
tują więc ostatnią fazę twórczości 
Zaka: jego zainteresowanie kolorem 
(mocnym, często dysonansowanym), 
stosowanie różnorodnych, kontrastu-
jących ze sobą faktur, budowanie ma-
larskiej przestrzeni kulisowo ujętymi 
płaszczyznami barwnymi”. W „Piją-
cym chłopcu” na pierwszym planie 
dominują intensywne, jasne kolory: 
zieleń, błękit, róż, jasny brąz. Barwy 
tła to czerwień i czerń. Podobnie jak 
w innych pracach powstałych okre-
sie 1924-26 abstrakcyjna przestrzeń, 
w jakiej artysta umiejscowił postać pi-
jącego młodzieńca nadaje motywowi 
wymiar uniwersalny i archetypiczny 
a tematem staje się refl eksja nad 
sensem ludzkiej egzystencji. Cha-
rakterystyczny jest również sposób 
wydobycia formy poprzez subtelnie 
modulowaną plamę barwną kontra-
stowaną przez ostre refl eksy świetlne. 
Eugeniusz Zak pozostaje jednym 
z najciekawszych twórców, który 
funkcjonując w dobie kierunków 
awangardowych dążył do połą-
czenia zamiłowania do klasycznej 
sztuki dawnej, z poszukiwaniami 
nowoczesnej formy, co ostatecznie 
przesądziło o niepowtarzalnym stylu 
jego obrazów.
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BOLESŁAW BIEGAS
(1877-1954)

Zaślubiny Centaurów, ok. 1925

olej, płyta, 51 x 40,5 cm
sygn. l.d. gwaszem: Biegas

Estymacja: 50 000 – 70 000 zł ◆

PROWENIENCJA
Polska, kolekcja prywatna
Eric Pillon Encheres, aukcja 26.10.2014, poz. 68.

TAK. MÓJ DROGI BIEGASIE, JEST PAN POETA.
KONTEMPLUJE PAN RZECZYWISTOŚĆ Z NAIWNOŚCIĄ,
ALE I WIELKA PRZENIKLIWOŚCIĄ; PAŃSKA OSOBOWOŚĆ
WYRAŻA SIĘ BEZKOMPROMISOWO, PAŃSKIE SPOJRZENIE 
RÓŻNI SIĘ OD SPOJRZENIA INNYCH ARTYSTÓW:
RZECZY, ŻYWIOŁY, PORY ROKU CZY CHMURY JAWIĄ SIĘ
PANU JAKO PRAGNIENIA; CAŁĄ NATURĘ PRZENIKA
FANTAZJA, PRZEKŁADA PAN NA NIĄ SWOJĄ WRAŻLIWĄ 
ROZEDRGANA DUSZĘ. (...) PAŃSKIE PLASTYCZNE
DZIEŁA SĄ JAK WIERSZE. ZAWIERA SIĘ W NICH CAŁA
PAŃSKA ISTOTA, ZE WSZYSTKIM CO JEJ DOTYCZY: 
CZUŁOŚCIĄ, BUNTEM, MIŁOŚCIĄ I MYŚLAMI. 
– Emile Verhaeren

(Deryng X., Bolesław Biegas, wyd. Polskie Towarzystwo Historyczno – Literackie Biblioteka Polska w Paryżu, 2011, s. 84.)
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TAMARA ŁEMPICKA 
(1898-1980)

Modelka, 1925 (2018)

serigrafi a, papier, 117 x 80 cm
ed. l.d.: 169/195
Praca posiada certyfi kat autentyczności 
córki artystki Baronessy Kizette de 
Lempickiej

Estymacja: 15 000 – 20 000 zł ◆

PORTRETY, MARTWE NATURY I AKTY 
ŁEMPICKIEJ SĄ DOSKONAŁĄ REALIZACJĄ 
STYLU ART DÉCO: PODPORZĄDKOWANY MU 
JEST ZARÓWNO TYP, STRÓJ, FRYZURA I SPOSÓB 
UPOZOWANIA MODELA, JAK WSZYSTKIE 
REKWIZYTY TŁA I WRESZCIE SAM WARSZTAT 
MALARKI. POSTKUBISTYCZNA STYLIZACJA: 
PODKREŚLANIE RYSUNKIEM I ŚWIATŁEM 
TRÓJWYMIAROWOŚCI I TWARDOŚCI 
FORM, OSTROŚĆ KOLORU, GŁADKOŚĆ 
METALICZNYCH, LŚNIĄCYCH POWIERZCHNI, 
MONUMENTALIZACJA, MANIERYCZNOŚĆ 
UJĘĆ I EMALIERSKA PRECYZJA WYKOŃCZENIA 
SKŁADAJĄ SIĘ NA STYL ŁEMPICKIEJ IDEALNIE 
WPISANY W ESTETYKĘ LAT DWUDZIESTYCH. 
– Agnieszka Morawińska

(Morawińska A., Tamara Łempicka 1927, „Dialog” 1991, t. 26, nr 5-6. ) 
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WŁODZIMIERZ TERLIKOWSKI
(1873-1951)

Anemony, 1946

olej, płótno, 39,5 x 25,5 cm
sygn. p.d.: W. Terlikowski 1946 

Estymacja: 15 000 – 18 000 zł ◆
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Począwszy od roku 1949 w twórczości 
Henryka Haydena pejzaż, pod wpływem 
fascynacji kubizmem, ulega uproszczeniu, 
stając się syntezą fi guratywności i abs-
trakcji. Pierwsze obrazy w tej manierze 
pokazane zostały na wystawie w Galerie 
Drouant David w kwietniu 1949 roku. 
W tym czasie sukces na Biennale w Menton 
(1951) potwierdził pozycję Haydena jako 
cenionego artysty a obraz „Trzech muzy-
ków” zaliczono do stu najważniejszych 
dzieł francuskiego malarstwa. W 1953 
roku podpisał umowę z paryską Galerie 
Suillerot potwierdzając tym samym swoją 
pozycję na francuskim rynku.
Pod koniec lat 40. dzięki przyjaźni z Sa-
muelem Beckettem Hayden odkrył dla 
swojej twórczości pejzażowej region Mar-
ne. W okresie 1951-1961 zauroczony ma-
lowniczością okolic Ussy, Changis i Molien 
bywał tam regularnie każdego lata. W roku 
1962 małżeństwo Haydenów kupiło dom 
w Reuill-en-Brie. Artysta wielokrotnie 
uwieczniał na płótnach Molien i Changis. 
To tu wykrystalizował się defi nitywnie jego 
styl pełen świeżości spojrzenia, delikat-
nej kreski i mistrzowskiego operowania 
kolorem. Ukoronowaniem tego okresu 
w twórczości Haydena była wielka wy-

stawa retrospektywna jaką w 1968 roku 
zorganizowało artyście Musée national 
d’art moderne („Soixante ans de peinture, 
1908-1968: Hayden”). W wywiadzie dla Le 
Figaro w maju 1968 roku Hayden mówił: 
„Próbowałem odtworzyć przedmiot i świat 
wizualny poprzez analizę, a następnie syn-
tezę, tworząc nową, sztuczną przestrzeń 
i uwalniając kolory. Kolory nie były już 
zintegrowane z formami, ale raczej na-
kładały się, a także stały się abstrakcyjną 
i niezależną jednostką. To było niezwykłe 
odkrycie, że wartości (tonalne) mogą grać 
oddzielnie”. 
Widok na rzekę Marne w ujęciu z Changis 
powtórzył Henryk Hayden przynajmniej 
jeszcze raz w 1958 malując panoramę 
z nieco innego ujęcia (por. Becket S., 
Hayden, wyd. Editions Fragments 2005, s. 
102). Oferowany obraz przez pewien czas, 
najpewniej wkrótce po namalowaniu, 
znajdował się w galerii Jacque’a Hamon 
w normandzkim Le Havre czego dowo-
dzi znajdująca się na odwrocie etykietka. 
„Pejzaż z Changis sur Marne” to doskonały 
przykład dojrzałego malarstwa Henryka 
Haydena. 
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HENRYK HAYDEN 
(1883-1970)

Pejzaż z Changis nad Marną, 1957

olej, płótno, 54 x 65 cm 
sygn. l.d.: Hayden 57 
opisany na odwrocie: Pont de Changis
na odwrocie nalepka Galerie Hamon w Le Havre

Estymacja: 30 000 – 35 000 zł ◆

PROWENIENCJA
Warszawa, kolekcja prywatna
Francja, kolekcja prywatna
Le Havre (Francja), Galerie Hamon
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BEZ WZGLĘDU NA WPŁYWY, 
KTÓRYM GEPPERT 
ULEGAŁ, JEST I BYŁA 
W JEGO TWÓRCZOŚCI 
SILNA INDYWIDUALNOŚĆ 
DOSKONALE WIDOCZNA 
PRZY OBSERWACJI 
PRZEMIAN, JAKIM 
ULEGAŁO JEGO 
MALARSTWO. TYM 
CO POZOSTAWAŁO 
NIEZMIENNE, BYŁA 
FASCYNACJA ZJAWISKIEM 
ŻYCIA I PIĘKNEM 
FORMY MALARSKIEJ 
W JEDNAKOWYM STOPNIU. 
DROGA ARTYSTYCZNA 
UKAZUJE TYLKO, JAK 
PRZEWAGA TEMATU 
W POCZĄTKOWYCH 
OKRESACH USTĘPUJE 
MIEJSCA PRZEWADZE 
FORMY; GDY JEDNO 
POWOLI USTĘPUJE, 
STOPNIOWO NASILA SIĘ 
DRUGIE.

(Ze wstępu do katalogu wystawy Wrocławscy twórcy w XXX-leciu PRL. 
Eugeniusz Geppert, Klub Związków Twórczych, Wrocław 1974.)
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EUGENIUSZ GEPPERT 
(1890-1979)

Dwóch jeźdźców, 1974

olej, płótno, 89 x 116 cm
sygn. p.d.: Eugeniusz Geppert 1974

Estymacja: 35 000 – 45 000 zł ◆

PROWENIENCJA
Francja, kolekcja prywatna
Polski Dom Aukcyjny Sztuka, Warszawa, 2004
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(Marek Włodarski i Henryk Stażewski, Marek Włodarski, Wystawa Monografi czna w Muzeum Narodowym w Warszawie, s. 12.)

Studia malarskie rozpoczął 1920 w Wolnej Aka-
demii Sztuk Pięknych we Lwowie, kontynuował 
1922–1924 w Państwowej Szkole Przemysłowej 
we Lwowie w pracowni Kazimierza Sichulskie-
go. W 1924 wyjechał do Paryża, gdzie kształcił się 
w ciągu 6 miesięcy w pracowni Fernanda Légera. 
Spotkał się tam z przywódcą surrealistów André 
Bretonem oraz z André Massonem.
W 1928 wraz z Otto Hahnem zorganizował swą 
pierwszą wystawę we Lwowie w Towarzystwie 
Przyjaciół Sztuk Pięknych. W 1930 przystąpił do 
lwowskiej grupy awangardowej „Artes”. Zgodnie 
z radykalnie lewicowymi poglądami politycznymi, 
wstąpił w 1933 do Międzynarodowej Organiza-
cji Pomocy Rewolucjonistom (MOPR). W latach 
trzydziestych spotykał się z Brunonem Schulzem.
Powołany do wojska, uczestniczył w 1939 w kam-
panii wrześniowej. Uniknął niewoli i przedostał się 
do Lwowa, gdzie po wkroczeniu Niemców w 1941 
zmienił swoje nazwisko z Henryk Streng na Marek 

Włodarski. W roku 1944 przeniósł się do Warszawy. 
Po powstaniu warszawskim uwięziony w obozie 
koncentracyjnym Stutthof. Po wojnie zamieszkał 
w Warszawie. Od 1947 był pracownikiem dydak-
tycznym Państwowej Wyższej Szkoły Sztuk Pla-
stycznych, a od 1956 profesorem Akademii Sztuk 
Pięknych w Warszawie.
W twórczości Marka Włodarskiego widoczne są 
wpływy Légera i Chagalla. W okresie lat pięćdzie-
siątych nie uległ doktrynie socrealizmu. W okresie 
powojennym prace Włodarskiego były wielokrot-
nie eksponowane na wystawach zagranicznych, 
m.in. w Monachium, Amsterdamie, Genewie i Ka-
irze. Jego obrazy prezentowano także na XXVIII 
Biennale w Wenecji. 
Twórczość Marka Włodarskiego jest doskonałym 
przykładem twórczości poetyckiej, bogatej w grę 
skojarzeń o formie tylko pozornie prostej, w isto-
cie zaś skomplikowanej i wręcz intelektualnej. 
Wczesne prace Włodarskiego, wykonane już po 

jego powrocie z Paryża, świadczą o wpływie jaki 
wywarł na artystę Fernand Léger. Geometryczne 
płaszczyzny i kontury, kompozycje pól barwnych 
kryją w sobie elementy otaczającego Włodarskie-
go świata – stare szyldy i afi sze, przenikające się 
profi le. W późniejszym okresie artysta pogłębia 
wątek fantastyczny, zestawiając w granicach 
jednej kompozycji różne dziwne przedmioty – 
wachlarze, butle, aparaty destylacyjne, manekiny 
krawieckie, postacie jak z mechanizmów, tworzy 
wnętrza pozbawione ścian. Kluczem do odczyta-
nia tych lirycznych opowieści jest wyobraźnia. Po-
wojenny okres twórczości Włodarskiego to coraz 
wyraźniejszy wpływ nadciągającego abstrakcjo-
nizmu. Artysta nigdy jednak nie zatracił poczucia 
formy, koloru i rytmu pozostając artystą dalekim 
od konwencjonalizmu, realistycznym i zarazem 
fantastycznym oraz na wskroś poetyckim.

MAREK WŁODARSKI 

CZŁOWIEK WSPÓŁCZESNY ŻYJE 
W NARZUCAJĄCYM SIĘ CORAZ BARDZIEJ 
SYSTEMIE GEOMETRYCZNYM. CAŁA 
TWÓRCZOŚĆ PRZEMYSŁU I WSZELKICH 
MECHANIZMÓW STWORZONYCH PRZEZ 
CZŁOWIEKA UZALEŻNIONA JEST OD 
WYTYCZNYCH GEOMETRII. (…) PĘD KU 
UŻYTKOWOŚCI NIE PRZESZKADZA WIĘC 
W NADEJŚCIU PANOWANIA PIĘKNA. 
– Fernand Léger, 1923
(Artyści o sztuce, wyd. PWN, Warszawa, 1977, s. 226.)
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MAREK WŁODARSKI (HENRYK STRENG) 
(1903-1960)

Akt stojący z głową pochyloną na lewe 
ramię, 1924-25

sangwina, ołówek, papier beżowy, 55 x 40,4 cm
na odwrocie ołówkiem napis wtórny: IV 177/219

Estymacja: 15 000 – 25 000 zł ◆

PROWENIENCJA
Poznań, kolekcja prywatna

WYSTAWIANY
Warszawa, Muzeum Narodowe w Warszawie, 
Marek Włodarski (Henryk Streng) 1903-1960, 
grudzień 1981 – styczeń 1982.

OPISANY
Marek Włodarski (Henryk Streng) 1903-1960 
[katalog wystawy], wyd. MNW, Warszawa, 1981, 
s. 92, poz. 177.

NIE MIAŁEM NIGDY 
ZAMIARU MALOWAĆ 
ŁADNIE. CHCIAŁEM 
MALOWAĆ BEZPOŚREDNIO, 
SZCZERZE. OBRAZ STAJE SIĘ 
ŁADNYM LUB BRZYDKIM 
DOPIERO POTEM. ALE TO 
JUŻ SPRAWA INNYCH, 
SPRAWA OPINII. – Marek 
Włodarski 

(Marek Włodarski (Henryk Streng), wyd. Muzeum Narodowe w War-
szawie, Warszawa, 1981, s. 14.)

Indywidualna, eklektyczna sztuka Marka Włodar-
skiego oscylowała wokół awangardowych stylów 
od futuryzmu, formizmu i kubizmu poprzez sur-
realizm aż do fascynacji prymitywizmem. Jego 
obrazy są gratką dla kolekcjonerów i wzbudzają 
zainteresowanie nie tylko w Polsce. Jego kame-
ralna i liryczna, a także w założeniu antyeste-
tyczna twórczość kształtowała się głównie pod 
wpływem malarstwa Fernanda Légera i francu-
skiego surrealizmu. Ważny wpływ wywarła na 
niego także sztuka krakowskich formistów, którzy 
jako pierwsi polscy artyści wypowiedzieli walkę 
z akademizmem i młodopolską stylizacją. Zanim 
jednak Włodarski zetknął się ze sztuką nowocze-
sną we Francji malował obrazy przypominają-

ce w poetyce płótna Marca Chagalla. Nigdy go 
nie poznał, ale niezależnie był zafascynowany 
naiwną sztuką prowincjonalną i jarmarcznym 
folklorem. W twórczości Légera zaś odpowiadał 
mu prymitywizm formy, kult przedmiotu, precyzja 
w określaniu jego kształtu, a także niechęć do 
estetyzowania. Przed wojną we Lwowie wspólnie 
z Otto Hahnem artyści określili się jako „kon-
struktywiści” i dołączyli swoje prace do wystawy 
sztuki prymitywów. 
Oferowana praca zalicza się do najwcześniejsze-
go okresu w twórczości Marka Włodarskiego. „Akt 
stojący z głową pochyloną na lewe ramię” należy 
do grupy blisko dwustu rysunków pokazanych 
na jedynej jak dotąd wystawie monografi cznej 

artysty, która odbyła się w Muzeum Narodowym 
w Warszawie na przełomie 1981 i 1982 roku. Stwo-
rzona po 1924 roku w technice sangwiny w spo-
sób oczywisty odzwierciedla wpływ Fernanda 
Legera przede wszystkim w charakterystycznym 
dla dojrzałego kubizmu drugiej dekady XX wieku 
traktowaniu ludzkiego ciała. Włodarski w „Akcie 
stojący z głową pochyloną na lewe ramię” po-
szukuje idealnych układów tworzonych z pod-
stawowych fi gur geometrycznych. Podkreślając 
istotę obrazu i jego dwuwymiarowości kierował 
się w stronę nowoczesnego, „mechanicznego” 
piękna promowanego przez awangardę lat 20. 
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TADEUSZ KANTOR
(1915-1990)

Kompozycja II, 1966

olej, płótno, 35 x 40 cm
sygn. l.d.: 66 Kantor
opisany na odwrocie: T. KANTOR STOCKHOLM XI 1966
na odwrocie częściowo uszkodzona papierowa nalepka 
Galerie Pierre ze Sztokholmu z opisem pracy

Estymacja: 80 000 – 100 000 zł ◆

PROWENIENCJA
Polska, kolekcja prywatna
Bukowski’s, aukcja 13.11.2016.
Szwecja, kolekcja prywatna
Sztokholm, Galerie Pierre

WYSTAWIANY
Sztokholm, Galerie Pierre Stockholm, Tadeusz Kantor, 
listopad-grudzień 1966. 

MALARSTWO JEST MANIFESTACJĄ ŻYCIA
PYTANIE: „DLACZEGO MALUJĘ” BRZMI JAK PYTANIE: 
,,DLACZEGO ŻYJĘ”. TRWANIE W CZASIE, PRZEMIJANIE 
W CZASIE, POZOSTAWIANIE ŚLADU PO SOBIE, SWOICH 
MYŚLACH, SWOICH DECYZJACH, NOTOWANIE SWOICH 
KROKÓW I SWOICH GESTÓW, SWOICH PRAGNIEŃ, 
KTÓRYMI NAPEŁNIAMY CZAS I PRZESTRZEŃ WOKÓŁ 
SIEBIE, WOKÓŁ TEGO PRZEDZIWNEGO, NADMIERNIE 
UNERWIONEGO ORGANIZMU, NADAREMNIE USIŁUJĄCEGO 
POŁĄCZYĆ SIĘ Z TYM, CO DOOKOŁA ISTNIEJE. ANI ŚLADU 
PRZEDSTAWIANIA! ANI ŚLADU KOPII!
JEŚLI PRAWDĄ JEST, ŻE ARTYSTA SPALA SIĘ W SWEJ 
TWÓRCZOŚCI, TO JEGO DZIEŁO JEST POPIOŁEM.
– Tadeusz Kantor

(Marek Włodarski (Henryk Streng), wyd. Muzeum Narodowe w Warszawie, Warszawa, 1981, s. 14.)
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ALEKSANDER KOBZDEJ 
(1920-1972)

Kompozycja, 1957

olej, płótno, 51,5 x 59,5 cm
sygn. p.d.: Kobzdej 57

Estymacja: 45 000 – 65 000 zł ◆

PROWENIENCJA
Warszawa, kolekcja prywatna

TWÓRCOM POP-ARTU PRZECIWSTAWIA 
JEDNAK KOBZDEJ DBAŁOŚĆ 
O JAKOŚCIOWY WALOR ROZWIĄZANIA, 
O JEGO AUTONOMICZNĄ, 
PEŁNOPRAWNĄ MOTYWACJĘ 
FORMALNĄ, O ZACHOWANIE WALORÓW 
„SZTUKI” PRZECIWKO „ANTYSZTUCE” 
NASZEGO CZASU. 
– Mieczysław Porębski
(Kowalska B., Polska awangarda malarska 1945-1980. Szanse i mity, wyd. PWN, Warszawa, 1988, s. 215.)
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Prezentowana praca została namalowana 
w latach 40 podczas pierwszego pobytu Piotra 
Potworowskiego w Anglii (1943-1958). Rok po 
przybyciu do Londynu artysta dostał pracownię 
w starym wiktoriańskim budynku przy Cunning-
ham Place. Przez pierwsze lata praktycznie nie 
opuszczał miasta, żyjąc w odosobnieniu i poświę-
cając cały czas własnej twórczości. W 1945 roku 
Potworowski poznał Jankiela Adlera, który wpro-
wadził go w londyńskie środowisko artystyczne. 
Pokłosiem nowych kontaktów stała się pierwsza 
indywidualna wystawa Potworowskiego w Anglii 
otwarta w 1946 roku w Redfern Gallery przy Cork 
Street w Londynie. Wśród 21 obrazów olejnych 
pokazany został również oferowany akt „Pamela”. 
Wystawa została przyjęta bardzo entuzjastycznie 
a spośród przychylnych recenzji warto przytoczyć 
słowa Erica Newtona, który w „Sunday Times” 
z 11.I.1946 pisał: „Wymagania Potworowskiego 
są skromne, ale znalazł on dokładnie wszystko, 
czego potrzebuje, i dlatego obrazy te całkowi-
cie nas przekonują”. Dalej pisze, że Potworowski 
posługuje się kolorem na wzór Pierr’a Bonnarda 
ale robi to „z większą wrażliwością i odwagą niż 
współcześni mu polscy malarze”. „Pamela” przy-
wodzi na myśl wcześniejsze kompozycje, kiedy 
to twórczość Potworowskiego rzeczywiście po-
zostawała pod widocznym wpływem Bonnarda. 
Obserwujemy tu typowy dla francuskiego artysty 
wątek intymności i nieokreślonej, ale na pewno 
bliskiej więzi z modelką. Podobnie jak Bonnard, 
Potworowski łączy ze sobą w jakiś niezwykły 
sposób spuściznę impresjonizmu i koloryzmu. 
Chociaż większą rolę niż u francuskiego mistrza 
odgrywa u Potworowskiego jednak kolor, a raczej 
barwna wibracja. Tę właśnie fascynację kolorem, 
tak widoczną w „Pameli”, odnajdujemy również 
w pokrewnym obrazie „Odaliska – l’homage 
a Delacroix” z 1945 roku.
Akty Potworowskiego stanowią dużą ciekawostkę 
na rynku dzieł sztuki. Zdarzają się stosunkowo 
rzadko i są przykładem wielkiego kunsztu artysty, 
jego niezwykle ciekawej drogi twórczej, talentu 
stojącego w równym rzędzie z wielkim świato-
wym malarstwem.
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PIOTR POTWOROWSKI
(1898-1962)

Pamela, 2 połowa lat 40. XX w.

olej, płótno, 30,3 x 45,5 cm
sygn. p.d.: POTWOROWSKI
na odwrocie nalepka (wystawowa?) z imieniem 
i nazwiskiem artysty oraz numerem inwentarzowym 19

Estymacja: 18 000 – 25 000 zł ◆

PROWENIENCJA
Polska, kolekcja prywatna
Agra-Art: Sunday, June 15, 2014 [Lot 00078] 
Agra-Art: Sunday, June 9, 2013 [Lot 00082] 
Damien Leclere: Saturday, April 13, 2013 [Lot 00186] 

WYSTAWIANY
Londyn, Redfern Gallery, wystawa indywidualna, 3-26 
stycznia 1946
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Roman Opałka podpisujący swoje prace, Warszawa, 17 czerwca 1996, Roman Opałka, wyd. Modulus, s. 11)

Roman Opałka urodził się w 1931 roku w Abbe-
ville-Saint Lucien we Francji. W 1935 roku jego 
rodzina wróciła do Polski. W okresie II wojny 
światowej Opałka przebywał z rodziną w Niem-
czech. Z chwilą zakończenia działań wojennych 
powrócił do Francji, a w roku 1946 został repa-
triowany do Polski. Powtórnie wyjechał z kraju 
w roku 1977 i zamieszkał we Francji.
Studia odbywał w łódzkiej PWSSP (obecnie ASP) 
w latach 1949-1950 i w warszawskiej ASP w ciągu 
następnych sześciu lat. Równolegle prowadził 
również indywidualne próby w zakresie rysunku 
i malarstwa realistycznego (kontynuowane do 
roku 1958). Na przełomie lat 50. i 60. zaintere-
sowało go - podobnie jak wielu innych twórców 
- malarstwo materii.
Jednocześnie powstawały liczne prace w dziedzi-
nie projektowania grafi cznego: plakaty, pocztów-
ki, okładki książkowe, ilustracje, medale, a także 

liczne grafi ki warsztatowe. Właśnie w tej dzie-
dzinie zdobywał pierwsze krajowe i zagraniczne 
nagrody m.in.: Grand Prix na Międzynarodowym 
Biennale Grafi ki w Bradford w 1968 i Grand Prix 
na Międzynarodowym Biennale Grafi ki w Kra-
kowie w 1969.
Od 1965 powstaje jego najważniejszy cykl pt. 
„Opałka 1965 /1 – ∞”, jeden z najdonioślejszych 
przejawów nurtu konceptualnego w malarstwie 
XX wieku. Tak zwane „obrazy liczone” przyniosły 
artyście uznanie krytyki i kolekcjonerów na całym 
świecie. W 1977 r. Opałka przeniósł się do Francji 
i nigdy już na stałe nie wrócił do Polski, choć nie 
zerwał kontaktów z krajem.
Dwukrotnie brał udział w Biennale Sao Paulo 
w 1969 i 1977, w 1995 wystawiał w pawilonie 
Polonia na Biennale w Wenecji (bał udział w tym 
najważniejszym przeglądzie sztuki jeszcze kilka-
krotnie w ramach programowych wystaw zbio-

rowych). W 1977 jego dzieła zaprezentowane 
zostały na documentach w Kassel.
Roman Opałka jest najbardziej znanym i najwyżej 
cenionym polskim malarzem współczesnym, 
jego prace znajdują się w najważniejszych ko-
lekcjach sztuki na świecie, a ich ceny osiągają 
rekordowe notowania. Na międzynarodowym 
rynku pojawiają się sporadycznie co kilka lat, 
najczęściej poszczególne „obrazy liczone” lub 
„Kartki z podróży”, niezwykle rzadko można 
jednak spotkać prace z okresu wcześniejszego, 
sprzed projektu „Opałka 1965 /1 – ∞”, a są one 
ważnym uzupełnieniem i wprowadzeniem do 
tego głównego dzieła. 
Jego prace należą do kolekcji najważniejszych 
galerii świata, paryskiego Centrum Pompidou, 
Museum of Modern Art i Guggenheim Museum 
w Nowym Jorku czy Artsonje Museum w Seulu.

ROMAN OPAŁKA

DLA KRYTYKI BYŁY TO SKOŃCZONE DZIEŁA WARTE 
KOMENTARZA I EKSPONOWANIA NA WYSTAWIE, DLA 
ROMANA OPAŁKI STANOWIŁY JEDYNIE DROGĘ DOJŚCIA 
DO CELU. ARTYSTA NIGDY ICH NIE LEKCEWAŻYŁ, 
ALE TEŻ ZAWSZE POZOSTAWIAŁ W CIENIU SWOJEGO 
WYJĄTKOWEGO PROGRAMU. TYM BARDZIEJ 
WSZYSTKO, CO WYSZŁO SPOD JEGO RĘKI W OKRESIE 
POPRZEDZAJĄCYM LICZENIE, JEST NIEZMIERNIE 
INTERESUJĄCE DLA DZISIEJSZEGO WIDZA. DOPIERO 
TERAZ OKAZUJE SIĘ, JAK NIEBYWALE WSZECHSTRONNYM 
ARTYSTĄ BYŁ OPAŁKA W MŁODZIEŃCZYCH LATACH. 
JUŻ JEGO STUDENCKIE SZKICE UJAWNIAJĄ NIEZWYKŁĄ 
ŁATWOŚĆ PANOWANIA NAD WARSZTATEM.
(Sosnowski P., Roman Opałka, Katalog wczesnych prac, wyd. Fundacja Opałka, Warszawa 1998, s. nlb.) 
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Oferowane obrazy są szczególnie ciekawe, ponie-
waż dokumentują w twórczości Romana Opałki 
czas poprzedzający słynne obrazy liczone. Zanim 
artysta rozpoczął swój najsłynniejszy cykl w 1965 
roku przeszedł drogę niemniej interesującą choć 
znaną tylko nielicznym. W czasie studiów w łódz-
kiej PWSSP a następnie w warszawskiej ASP 
Opałka prowadził indywidualne próby w zakresie 
rysunku i malarstwa realistycznego. Powstałe 
wówczas prace pomogły artyście wypracować 
pewne rozwiązania formalne czy udoskonalić 
pierwotne wizje stając się ostatecznie podwaliną 
pod mający nadejść Program obrazów liczonych. 
Opałka, rozwijając warsztat, próbował swoich 
sił w licznych technikach malarskich i rysunko-
wych, żonglował tematyką prac – od portretów 
i pejzaży, poprzez ilustracje, okładki książkowe, 

projekty plakatów czy karty pocztowe. 
Oferowane portrety dwóch młodych kobiet, 
podobnie jak inne prace artysty z lat 50., cha-
rakteryzują się syntetycznym oddaniem mo-
dela. Kubizująca forma, kształty obwiedzione 
wyraźnym konturem, brak światłocienia to cha-
rakterystyczne elementy dla malarstwa Opałki 
tego czasu. Obydwie prace są monumentalna 
zarówno poprzez swój rozmiar, jak i kompozycję. 
„Portret kobiety w błękitnej bluzce” namalowany 
został w 1956 roku – w czasie, gdy Opałka kończył 
studia na warszawskiej ASP. Sposób malowania 
zdradza pokrewieństwo z formizmem, momenta-
mi też kubizmem, widoczna jest tu geometryzacja 
kształtów, jak i pogłębiona ich syntetyzacja.
Druga kompozycja powstała w podobnym okre-
sie. „Portret kobiety w chabrowej spódnicy” 

zdradza nawiązania do realistycznego sposobu 
obrazowania, z użyciem giętkiej, mniej surowej 
linii. Nie zmienia to jednak faktu, że obydwie 
realizacje pod wieloma względami są do siebie 
podobne – mowa tu przede wszystkim o mo-
tywie, kolorystyce, charakterystycznej, grubej, 
konturowej kresce.
Obydwie prace pokazywane były na wystawie 
„Roman Opałka. Pierwsze trzy dekady twórczo-
ści” zorganizowanej najpierw w warszawskiej 
Galerii Stalowa a następnie w 2015 roku we wro-
cławskiej Galerii Miejskiej. Po raz pierwszy można 
było wówczas oglądać blisko 200 wczesnych prac 
Romana Opałki - fi guratywnych szkiców, rysun-
ków, gwaszy i plakatów, a także archiwaliów. 
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ROMAN OPAŁKA
(1931-2011)

Portret kobiety w bordowej spódnicy, 
1956.

tempera, papier beżowy, 125,5 x 95 cm
sygn. p.d.: OR 1956

Estymacja: 90 000 – 130 000 zł ◆

PROWENIENCJA
Warszawa, kolekcja prywatna
Kraków, kolekcja Ewy i Marka Pietkiewicza

WYSTAWIANY
Wrocław, Galeria Miejska, Roman Opałka. Pierwsze 
trzy dekady twórczości, styczeń – marzec 2015.
Warszawa, Galeria Stalowa, Roman Opałka. Pierwsze 
trzy dekady twórczości.

REPRODUKOWANY
Roman Opałka, wyd. Modulus, Kraków, 1996, s. 37 
( jako Halszka)
Roman Opałka. Pierwsze trzy dekady twórczości, 
wyd. Galeria Miejska, Wrocław 2015, s. 68.

W MOIM 
MALARSTWIE NIE MA 
– ABSTRAHUJĄC OD 
CYFR, Z KTÓRYCH 
SKŁADAJĄ SIĘ 
LICZBY – ŻADNYCH 
POWTÓRZEŃ. KAŻDY 
OBRAZ JEST INNY. 
– Roman Opałka
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PO WNIKLIWYM PRZYJRZENIU 
SIĘ TYM PRACOM 
Z PEWNYM ZASKOCZENIEM 
SPOSTRZEGAMY, ŻE 
WŁAŚCIWIE WE WSZYSTKICH 
REALIZACJACH (...) 
OPAŁKA NIE PODDAJE 
SIĘ OBOWIĄZUJĄCEMU 
KANONOWI I ZAWSZE 
PRÓBUJE ROZWIĄZYWAĆ 
SWOJE WŁASNE PROBLEMY 
ARTYSTYCZNE.
(Paweł Sosnowski, Katalog wczesnych prac. Roman Opałka, Warszawa 1998, s. 6)
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ROMAN OPAŁKA 
(1931-2011)

Portret kobiety w niebieskiej 
spódnicy, lata 50. XX w.

tempera, papier beżowy, 124,5 x 95 cm
sygn. p.d.: R. OPAŁKA

Estymacja: 90 000 – 130 000 zł ◆

PROWENIENCJA
Warszawa, kolekcja prywatna
Kraków, kolekcja Ewy i Marka Pietkiewicza

WYSTAWIANY
Wrocław, Galeria Miejska, Roman Opałka. 
Pierwsze trzy dekady twórczości, styczeń – 
marzec 2015.
Warszawa, Galeria Stalowa, Roman 
Opałka. Pierwsze trzy dekady twórczości

REPRODUKOWANY
Roman Opałka. Pierwsze trzy dekady 
twórczości, wyd. Galeria Miejska, Wrocław 
2015, s. 68.
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JERZY TCHÓRZEWSKI
(1928-1999)

Bez tytułu, 1988

tech. własna, papier, 
53 x 67,5 cm w świetle oprawy
sygn. p.d.: J. Tchórzewski 88

Estymacja: 35 000 – 45 000 zł ◆
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RAJMUND ZIEMSKI 
(1930-2005)

Pejzaż 35/62, 1962

technika własna, płótno, 125 x 45 cm
sygn. p.d.: ZIEMSKI 62
opisane na odwrocie: RAJMUND ZIEMSKI PEJZAŻ 
35/62 125 X 45 1962 
dwie nieczytelne okrągłe pieczęcie (Desa)

Estymacja: 50 000 – 60 000 zł ◆

53

JADWIGA MAZIARSKA 
(1913-2003)

Pola ryżowe, ok. 1980

olej, płótno, 125 x 52,5 cm 
sygn. Na odwrocie: Jadwiga 
Maziarska

Estymacja: 55 000 – 75 000 zł ◆

PROWENIENCJA
Poznań, kolekcja prywatna
Desa Unicum, aukcja 12.12.2013, 
poz. 45.
Agra Art, aukcja 20.04.2008, poz. 60.

WYSTAWIANY
Poznań, Galeria Piekary, 
Jadwiga Maziarska. Jak mam panu 
na to odpoweidzieć ?, 
23 listopada – 21 grudnia 2018.
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Henryka Stażewskiego bez wątpienia zaliczyć na-
leży do grona najbarwniejszych postaci polskiej 
sztuki powojennej. Malarz, pionier awangardy lat 
20. i 30. XX wieku, reprezentant konstruktywizmu, 
współtwórca nurtu abstrakcji geometrycznej lat 
60., 70. i 80 był autorem kompozycji reliefowych, 
ale również projektantem wnętrz, dekoracji sce-
nografi cznych i plakatów. Stażewski był nie tylko 
współtwórcą polskiego ruchu awangardowego, 
lecz miał też bliski kontakt ze środowiskiem 
światowej awangardy. Więzy przyjaźni łączyły go 
z takimi artystami jak Piet Mondrian, Kazimierz 
Malewicz, Michel Seuphor czy Theo van Doesburg. 
Henryk Stażewski studiował w latach 1913-1919 
w Szkole Sztuk Pięknych w Warszawie w pracowni 
Stanisława Lentza. Należał do grupy ekspresjo-
nistów polskich (od 1919 roku Formistów). Po-
czątkowo tworzył realistyczne akwarele w duchu 
impresjonizmu, akty, portrety oraz pejzaże. Po 
ukończeniu studiów w 1920 roku zadebiutował 
na wystawie zbiorowej w Towarzystwie Zachęty 
Sztuk Pięknych. Już wówczas podejmował nowe 
wyzwania, których pierwszym ważnym owocem 

był ogłoszony w 1923 roku manifest konstrukty-
wistów. Był członkiem założycielem Grupy Kubi-
stów, Konstruktywistów i Suprematystów „Blok” 
(1924-1926) oraz ugrupowań, które rozszerzyły 
założenia programowe Bloku – Praesens (1926-
29) i a.r. (1929-1936). Był redaktorem czasopism 
„Blok” i „Praesens”. Po wojnie odgrywał wiodącą 
rolę w życiu polskiego świata artystycznego będąc 
współtwórcą tak ważnych inicjatyw jak m.in. po-
wstania warszawskiej Galerii Foksal i ruchu wokół 
niej skupionego. Sama twórczość Stażewskiego 
od początku związana jest z awangardą – od 
wczesnych kubistycznych rysunków poprzez fazę 
konstruktywistyczną i fascynację Strzemińskim 
po kompozycje z pogranicza abstrakcji i fi guracji, 
które dominowały warsztat artysty na przełomie 
lat 40. i 50. Od lat 60. Stażewski opowiedział się cał-
kowicie za abstrakcją geometryczną by znów w la-
tach 70. poprzez tzw. reliefy malowane zanegować 
ich geometryczną strukturę i zasady regularnego 
rytmu kompozycyjnego. Galeria Annely Juda z sie-
dzib ą w Londynie od momentu powstania w 1960 
roku reprezentowała współczesnych artystów 

brytyjskich, europejskich i międzynarodowych ze 
szczególnym uwzględnieniem mistrzów XX-wiecz-
nej awangardy, skupionych wokół rosyjskiego kon-
struktywizmu, Bauhausu i holenderskiego ruchu 
De Stijl. Nic zatem dziwnego, że w 1982 roku An-
nely Juda zorganizowała indywidualną wystawę 
Henryka Stażewskiego uchodzącego już wówczas 
za czołowego reprezentanta awangardy Europy 
Wschodniej. Wystawa, która zebrała kilkanaście 
powstałych głównie w latach 70. malowanych 
kompozycji abstrakcyjnych, została otwarta 10 
listopada 1982 roku. Parę miesięcy wcześniej – 
w lipcu tego samego roku – grupę podobnych 
prac z tego samego okresu pokazał Stażewski na 
wystawie w galerii Denise Rene w Paryżu. Jego 
prace znajdują się w kolekcjach m.in.: Muzeum Na-
rodowego w Warszawie, Krakowie, Poznaniu, Wro-
cławiu, Gdańsku, Muzeum Sztuki w Łodzi, Muzeum 
Sztuki Nowoczesnej w Warszawie, Centrum Sztuki 
Współczesnej Zamek Ujazdowski w Warszawie, 
Zachęcie Narodowej Galerii Sztuki w Warszawie, 
Museum of Modern Art w Nowym Jorku oraz So-
lomon R.Guggenheim Museum w Nowym Jorku. 

HENRYK STAŻEWSKI

ARTYSTA NIE ZATRZYMUJE SIĘ NIGDY, PRACA JEGO 
NIGDY NIE JEST SKOŃCZONA. IDZIE RÓWNOLEGLE 
Z PRZEMIANAMI SPOŁECZNYMI I POSTĘPEM TECHNICZNYM. 
TKWI ON W TERAŹNIEJSZOŚCI, ALE OGARNIA ZAWARTOŚĆ 
PRZESZŁOŚCI, JAK I PRZEWIDUJE PRZYSZŁOŚĆ PRZEZ 
WYCZUCIE ASPIRACJI SWOJEJ EPOKI. BŁĘDNYM JEST 
TWIERDZENIE, ŻE SZTUKA MA WYRAŻAĆ TYLKO TO, CO JEST 
NIEZMIENNE, WIECZNE. ARTYSTA CZERPIE Z RZECZYWISTOŚCI, 
KTÓRA JEST ZMIENNĄ I NIEUCHWYTNĄ, BIERZE Z NIEJ TO, CO 
JEST W CIĄGŁOŚCI I CO JEST WSPÓLNE, A TWORZY DZIEŁO 
O ZNACZENIU TRWAŁYM I WIECZNYM.
(Henryk Stażewski fragment zapisków artysty źródło: Archiwum Galerii Foksal)

(Henryk Stażewski, fot. Tadeusz Rolke, Agencja Gazeta)
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HENRYK STAŻEWSKI
(1894-1988)

Zestaw dwóch kompozycji 
abstrakcyjnych, 1956

gwasz, papier, 55 x 39 cm / 60 x 42 cm
sygn. p.d.: H. Stażewski (każda)

Estymacja: 90 000 – 120 000 zł ◆

PROWENIENCJA
Warszawa, kolekcja prywatna
własność artysty

REPRODUKOWANY
Henryk Stażewski. Ekonomia myślenia 
i postrzegania. The Economy of Thought and 
Perception, wyd. Galeria Foksal, Warszawa 
2005, s. 100.

Po 1956 Henryk Stażewski, artysta uznawany 
powszechnie za patrona polskiej awangardy, 
uprawiał już wyłącznie abstrakcję o konstruk-
tywistycznym rodowodzie. Tworzył cykle prac, 
będących studiami płaszczyzn, linii, kolorów 
w różnych układach względem siebie. Przy 
pozorach chłodnej perfekcji umiał nasycić je 
emocją bezpośredniego dotknięcia, śladu ręki.
Oferowana praca pochodzi z 1956 roku i jest 
z dużym prawdopodobieństwem projektem 
do jednego z reliefów artysty. W połowie lat 

50. XX w. Stażewski zaczął tworzyć charakte-
rystyczne kompozycji reliefowe unoszące się 
w powietrzu. Ich „rzeźbione” części artysta 
mocował na cienkich „łodygach”, niewidocz-
nych drucikach. Wrażenie unoszenia się i tym 
samym zaprzeczenia prawom fi zyki było tym 
silniejsze, im bardziej jednorodny w barwie był 
relief. „W mych pracach dążę zasadniczo do 
spokoju, statyki i równowagi harmonii wyrazu 
duchowego i materialnego” – po wielokroć 
podkreślał Stażewski.

GDY SIĘ JEST 
ZDOMINOWANYM PRZEZ 
KOLOR, ODCZUWA 
SIĘ PRZEZ NASKÓREK 
TONACJĘ WŁASNEGO 
WEWNĘTRZNEGO JA, 
WARUNKUJĄCEGO 
UCZUCIA Z GÓRY 
PREDESTYNOWANE DO 
TWORZENIA STRUKTURY 
OBRAZU. DOSTRZEGANIE 
DYSTANSU POZWALA 
WIDZIEĆ POWIĄZANIA 
BARW, WYZWOLONE 
Z OBOWIĄZUJĄCEJ LOGIKI. 
– Henryk Stażewski
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W SZTUCE INTERESOWAŁY MNIE ZAWSZE FORMY 
NAJPROSTSZE. RELIEFY, KTÓRE OSTATNIO ROBIĘ, 
ZBUDOWANE SĄ PRZEWAŻNIE Z POSTARZAJĄCYCH 
SIĘ, IDENTYCZNYCH ELEMENTÓW. SĄ TO FORMY 
NIEZINDYWIDUALIZOWANE, ANONIMOWE, 
POGRUPOWANE W ZBIORY. SŁUŻĄ ONE DO 
ODMIERZANIA I PORZĄDKOWANIA PRZESTRZENI 
W OBRAZIE. – Henryk Stażewski
([w:] „Odra”, 1968, nr 2.)
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HENRYK STAŻEWSKI
(1894-1988)

Relief, ok. 1965

blacha miedziana, płyta pilśniowa, 
drewno, 47 x 39,5 cm (blacha 40 x 32 cm)
sygn. na odwrocie: H. Stażewski

w załączeniu ekspertyza Bożeny 
Kowalskiej

Estymacja: 450 000 – 650 000 zł ◆

PROWENIENCJA
Warszawa, kolekcja prywatna
Warszawa, kolekcja Ryszarda Variselli
Warszawa, Galeria Zapiecek

WYSTAWIANY
Warszawa, Galeria Zapiecek, 30 lat Galerii 
Zapiecek, wrzesień 2002.

REPRODUKOWANY
A to historia … 30 lat Galerii Zapiecek 
[katalog wystawy], wyd. Galeria Zapiecek, 
Warszawa, 2002, s. 8.

Twórczość Stażewskiego od początku 
związana jest z awangardą – od wcze-
snych kubistycznych rysunków poprzez 
fazę konstruktywistyczną i fascynację 
Strzemińskim po kompozycje z pogra-
nicza abstrakcji i fi guracji, które domino-
wały warsztat artysty na przełomie lat 40. 
i 50. Od lat 60. Stażewski opowiedział się 
całkowicie za abstrakcją geometryczną 
by znów w latach 70. poprzez tzw. reliefy 
malowane zanegować ich geometrycz-
ną strukturę i zasady regularnego rytmu 
kompozycyjnego.
W roku 1965 Henryk Stażewski obchodził 
40-lecie pracy twórczej, otrzymał Nagro-
dę Ministra Kultury i Sztuki w dziedzinie 
plastyki, uczestniczył w I Biennale Form 
Przestrzennych w Elblągu. Na przełomie 
1965 i 1966 miał w Zachęcie Centralnym 
Biurze Wystaw Artystycznych w Warsza-
wie wystawę swoich najnowszych prac 
— reliefów powstałych na przestrzeni lat 
1964–1965. 
Na tej wystawie artysta zaprezentował 
27 reliefów, w większości których wpro-
wadził nowy materiał metal, od warstwy 
farby po polerowaną blachę, w różnych 
wariacjach — od srebrnego lakieru, przez 
aluminium, miedź, aluminium czarno-
-białe, chromowanie, srebrzenie i złoce-
nie. Metalowe i metaliczne reliefy Sta-

żewskiego, przyjmowane były zazwyczaj 
bardzo pozytywnie. W maju 1966 roku 
Stażewski został odznaczony Krzyżem 
Ofi cerskim Orderu Odrodzenia Polski, 
a na XXXIII Biennale w Wenecji wystawił 
około 30 metalowych reliefów, za które 
otrzymał wyróżnienie honorowe.
Oferowany relief należy do zespołu prac 
powstałych w latach 1964-65. Formalnie 
najbliżej mu do reliefu nr 14 z 1965 roku, 
znajdującego się w zbiorach Muzeum 
Narodowego w Warszawie. Wykonany 
z blachy miedzianej jest swoistą kom-
pozycją rzeźbiarską. „Rzeźbione” jej 
części Stażewski umocował na cienkich, 
niewidocznych drucikach. Poszczególne 
elementy zbioru zdają się unosić po-
nad płaszczyzną, w której są osadzone. 
„W mych pracach dążę zasadniczo do 
spokoju, statyki i równowagi harmonii 
wyrazu duchowego i materialnego” – po 
wielokroć podkreślał Stażewski. Mo-
nochromatyczne, metalowe reliefy wy-
ewoluowały z pierwszych reliefów bia-
łych, które artysta wykonywał w drewnie 
i poprzedzają bezpośrednio pojawienie 
się reliefów, w których dominującą rolę 
będą odgrywały geometria i kolor. 



147 146 

PRZY POMOCY FORM 
GEOMETRYCZNYCH, KTÓRE 
W PLASTYCZNYM KSZTAŁTOWANIU 
CORAZ BARDZIEJ SIĘ 
ROZPOWSZECHNIAJĄ, MOŻNA 
OSIĄGNĄĆ RÓŻNE EFEKTY. CZĘSTO 
– MIMO POZORNYCH PODOBIEŃSTW 
DO WIELKIEJ KLASYKI ABSTRAKCJI 
GEOMETRYCZNEJ – SĄ TO EFEKTY 
TYLKO DEKORACYJNE, BĘDĄCE 
BANALNYM POWTARZANIEM DAWNO 
ROZWIĄZANYCH PROBLEMÓW. 
JEDNAKŻE STOSUJĄC FORMY 
GEOMETRYCZNE NADAL MOŻNA 
STAWIAĆ PROBLEMY NOWE, GDYŻ 
FORMY TE ZNACZĄ DZISIAJ ZUPEŁNIE 
CO INNEGO NIŻ PÓŁ WIEKU TEMU, 
GDY SZTUKA ABSTRAKCYJNA 
DOPIERO POWSTAWAŁA. 
– Henryk Stażewski
(Z wstępu do: Wystawa prac Henryka Stażewskiego [katalog wystawy], wyd. ZPAP CBWA, Warszawa, 1965)
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HENRYK STAŻEWSKI
(1894-1988)

Kompozycja nr 71, 1979

akryl, płyta, drewno, 60 x 60 x 3 cm
sygn. Na odwrocie: nr 71 H. Stażewski 1979
na odwrocie papierowa nalepka Galerii Foksal

Estymacja: 70 000 – 100 000 zł ◆

PROWENIENCJA
Kraków, kolekcja prywatna
Warszawa, Galeria Foksal (depozyt)

REPRODUKOWANY
Szczepaniak A., Henryk Stażewski, wyd. Skira, s. 187.

(…) KSZTAŁT NIEOKREŚLONY 
O SEJSMOGRAFICZNYM CHARAKTERZE 
WYWOŁUJE RÓŻNE REAKCJE UCZUCIOWE 
U RÓŻNYCH LUDZI. KSZTAŁT GEOMETRYCZNY 
– KOŁO, KWADRAT, TRÓJKĄT DZIAŁA 
JEDNAKOWO NA WSZYSTKICH. TE SAME 
REAKCJE SUBIEKTYWNE WYWOŁUJE 
NIEZDECYDOWANY KOLOR, KTÓRY 
POWSTAŁ ZE ZMIESZANIA RÓŻNYCH 
KOLORÓW, NATOMIAST BARWY 
ZASADNICZE – CZERWONA, NIEBIESKA, 
ŻÓŁTA SĄ NAJBARDZIEJ OBIEKTYWNE. 
PRZEZ WPROWADZENIE PROSTEJ 
ELEMENTARNEJ FORMY SZTUKA STAJE SIĘ 
ZDYSCYPLINOWANĄ, KOORDYNUJĄCĄ 
POSZCZEGÓLNE WYSIŁKI. – Henryk 
Stażewski
(Fragment tekstu z: „Kuźnica”, 1948 nr 7)
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HENRYK STAŻEWSKI 
(1894-1988)

Kompozycja, 1979

technika własna, płyta, 30 x 30 cm 
Sygn. na odwrocie: H.Stażewski 1979 

Estymacja: 40 000 – 50 000 zł ◆

58

HENRYK STAŻEWSKI 
(1894-1988)

Relief nr 104, 1979

akryl, płyta,  30×30 cm
sygn. na odwrocie: H Stażewski 1979

Estymacja: 40 000 – 50 000 zł ◆
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JULIAN STAŃCZAK
(1928-2017)

Interdependence – green II, 1990

akryl, płyta, 42,5 x 34 cm
opisany na odwrocie: J. STAŃCZAK J. Stańczak 
1990 „INTERDEPENDENCE – GREEN” II
na odwrocie trzy papierowe nalepki domu 
aukcyjnego SOTHEBY’S

Estymacja: 80 000 – 100 000 zł ◆

PROWENIENCJA
Polska, kolekcja prywatna
Sotheby’s New York, 20.07.2018, poz. 34.
USA, kolekcja prywatna
własność artysty

GŁÓWNYM PRZEDMIOTEM MOJEGO 
ZAINTERESOWANIA JEST KOLOR, 
ENERGIA FAL O RÓŻNEJ DŁUGOŚCI 
ORAZ ICH ZESTAWIENIA. LECZ KOLOR NIE 
JEST ŁATWO PRZEDSTAWIĆ W PRÓŻNI. 
MALUJĘ NA PŁASZCZYŹNIE, ŻEBY 
POPRZEZ LINIE I ICH SEKWENCJE ODDAĆ 
ELEMENT CZASOWOŚCI, ORAZ NADAĆ 
PLASTYCZNY KSZTAŁT ZMIANOM. SAM 
KSZTAŁT MA DLA MNIE DRUGORZĘDNE 
ZNACZENIE. 
– Julian Stańczak
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VICTOR VASARELY
(1906–1997)

Croisses, 1973

10 grafi k w portfolio, druk, papier, 
36 x 29 cm (każda)
sygn. p.d. (każda): Vasarely
ed. (każda): 87/100

Estymacja: 10 000 – 12 000 zł ◆
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Pod koniec lat 50. Fangor intuicyjnie czuł, 
że zbliża się moment, w którym potrzebna 
będzie zmiana pojmowania dzieła sztuki. Jako 
cel postawił sobie stworzenie prac, których 
warunkiem zaistnienia będzie interakcja obraz-
przestrzeń-obserwator. W pierwszym okresie 
poszukiwań – rozpoczętym jeszcze w Polsce 
a następnie kontynuowanym na stypendium 
w Waszyngtonie - Fangor malował obrazy na 
prostokątnych płótnach przy użyciu kolorów: 
czarnego, białego i wynikającej ze zmieszania 
tych dwóch kolorów barwy strefy przejściowej. 
Na białym tle, w centralnej części lub na 
obrzeżach kompozycji, umiejscawiał Fangor 
ingerujące w tło kształty, które albo odcinały 
się od bieli ostrą krawędzią, albo też przenikały 
się z nią bezkrawędziowo lub też przyczepiały 
się do krawędzi brzegów obrazu w sposób 
linearny lub punktowo. Układy te, jak zwykł 
nazywać je artysta, zmieniały powierzchnię 
obrazu za pomocą iluzji światłocienia. Pierwsze 
eksperymenty lat 1957-1961 oraz pozytywny 
ich odbiór u zachodnich krytyków sztuki 
utwierdziły Fangora w słuszności objętej drogi. 
Od 1959 roku artysta prowadził korespondencję 

z Beatrice Perry, kuratorką waszyngtońskiej Gres 
Gallery, którą w tym samym roku poznał przy 
okazji odbywającej się w Amsterdamie wystawy 
Polish Art Now. Beatrice Perry poszukująca 
nowych ambitnych wyzwań wystawienniczych 
dla swojej galerii ukierunkowała poszukiwania 
na Europę wschodnią a szczególnie zaś na 
Polskę. Odwiedzając Warszawę w 1960 roku 
poznała osobiście grono współczesnych 
twórców. Wracając do Stanów zabrała ze sobą 
pokaźną ilość obrazów a kontakt zaowocował 
pierwszymi wystawami polskiej sztuki w Gres 
Gallery, m.in. Aleksandra Kobzdeja i Wojciecha 
Fangora. Ten ostatni utrzymywał intensywny 
kontakt z waszyngtońską marszandką 
wysyłając jej regularnie swoje prace. Do grupy 
obrazów, które namalował Fangor już z myślą 
o Ameryce zalicza się oferowana praca „Black 
and Pink” z 1960 roku. Dominującymi barwami 
są czerń i biel, współdziałające ze sobą 
dwojako – z jednej strony poprzez kontrast, 
z drugiej przez wzajemne przenikanie. Z lewej 
strony Fangor umieścił węższy pionowy rejestr 
barwy różowej, która powoduje dodatkowe 
uwypuklenie sąsiadującej z nią bieli. Pojawienie 

się trzeciego, poza bielą i czernią, koloru 
w tak wczesnej pracy dowodzi na intensywność 
z jaką Wojciech Fangor prowadził swoje 
poszukiwania w obrębie iluzji przestrzeni. 
„Black and Pink” musiała wywierać duże 
wrażenie na obserwatorze przyzwyczajonym 
do dotychczasowego dwubarwnego systemu 
na płótnach Fangora. „Black and Pink” jest 
bowiem naturalnym rozwinięciem czarno-
białej kompozycji „Black IV” z 1959 roku, którą 
pokazało MoMA na wystawie 15 Polish Painters 
w 1961 roku. W czasie gdy za oceanem prace 
Wojciecha Fangora wzbudzały coraz większe 
zainteresowanie, artysta intensywnie malował 
w swojej warszawskiej pracowni. Niewątpliwie 
czuł zbliżający się dla jego twórczości 
przełom. Był również przekonany o słuszności 
obranego przez siebie kierunku. Już wkrótce, 
w 1962 roku, zaproszony został na stypendium 
w waszyngtońskim Institute for Contemporary 
Art. Stało się to zaczynem do kilkuletniej 
wędrówki, na której szlaku pojawił się Paryż, 
Berlin i południowa Anglia a której ostatnim 
etapem była emigracja do USA w 1966 roku. 

DYNAMIKA PRZESTRZENNA FANGORA 
ISTNIEJE GDZIEŚ POMIĘDZY WIDZEM 
A PŁÓTNEM, W DOSTRZEGALNYM DLA OKA 
PUNKCIE W POWIETRZU. KAŻDA PRÓBA 
SKUPIENIA SIĘ NA ROZMYTYCH I PŁYNNYCH 
OBRAZACH WYWOŁUJE NATYCHMIASTOWE 
WZBUDZENIE KOLORU I KONTURU, KTÓRE SIĘ 
ROZPADAJĄ I ŁĄCZĄ NA NOWO I KTÓRE, 
JAK POWIDOK, UMYKAJĄ PRÓBOM 
UTKWIENIA W NICH WZROKU.
(Rowell M., Fangor, The Solomon R. Guggenheim Museum, New York, 1970, s.12.)

WOJCIECH FANGOR

(Malarz Wojciech Fangor, Warszawa 1959, fot. Tadeusz Rolke, Agencja Gazeta)
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WOJCIECH FANGOR
(1922-2015)

Black and pink, 1960

olej, płótno, 96 x 79 cm
sygn. Na odwrocie: FANGOR/ BLACK AND 
PINK/ 1960

Estymacja: 750 000 – 950 000 zł ◆

PROWENIENCJA
Warszawa, kolekcja prywatna
Nowy Jork, Heather James Fine Art

WYSTAWIANY
Nowy Jork, Heather James Fine Art, Wojciech 
Fangor: The early 1960s, 19.04 – 30.06. 2018.
San Francisco, Heather James Fine Art, 
Wojciech Fangor: The early 1960s, 
11.10. - 31.12.2018.

REPRODUKOWANY
Wojciech Fangor: The early 1960s [katalog 
wystawy], Heather James Fine Art, Nowy Jork 
2018, strona okładkowa oraz s. 15.

WSPÓŁCZESNY 
OBRAZ PRZESTAŁ 
BYĆ DZIURĄ 
W RAMIE DO 
ZAGLĄDANIA 
W GŁĄB. ZACZĄŁ 
EMANOWAĆ SWĄ 
POWIERZCHNIĄ 
NA ZEWNĄTRZ, 
STAŁ SIĘ ŹRÓDŁEM 
PROMIENIOWANIA, 
WYTWARZAJĄC 
W PRZESTRZENI 
STREFĘ 
FIZYCZNEGO 
DZIAŁANIA. 
(Wojciech Fangor i Stanisław Zamecznik 
fragment Manifestu z 1960 roku)
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PIERWSZĄ 
I NAJPEŁNIEJSZĄ 
REAKCJĄ NA DZIEŁO 
FANGORA JEST POCZUCIE 
PRZYJEMNOŚCI 
WIZUALNEJ, EMANUJĄCEJ 
Z AKTYWNEJ 
POWIERZCHNI 
KOLORYSTYCZNEJ 
OBRAZU I CIEKAWOŚCI 
WIDZA, ZADAJĄCEGO 
SOBIE PYTANIE, JAKICH 
TECHNICZNYCH 
ŚRODKÓW UŻYWA 
ARTYSTA, BY OSIĄGNĄĆ 
TAK INTRYGUJĄCE 
KOMBINACJE KOLORU 
I PRZESTRZENI. 
– Thomas Messer
(Messer Th., Fangor, The Solomon R. Guggenheim Museum, Nowy Jork, 1970, s. 5. )
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WOJCIECH FANGOR 
(1922-2015)

M30, 1971

olej, płótno, 106,5 x 106,5 cmolej, płótno, 106,5 x 106,5 cm
sygn. na odwrocie: FANGOR / M30 1971 / 42 x 42”sygn. na odwrocie: FANGOR / M30 1971 / 42 x 42”

Estymacja: 900 000 – 1 200 000 zł ◆Estymacja: 900 000 – 1 200 000 zł ◆

PROWENIENCJAPROWENIENCJA
Polska, kolekcja prywatnaPolska, kolekcja prywatna
zakup w latach 90. z kolekcji prywatnej, USAzakup w latach 90. z kolekcji prywatnej, USA

W 1970 roku odbyła się prestiżowa wystawa 
prac Wojciecha Fangora w Muzeum Solomona 
Guggenheima w Nowym Jorku. Zaprezentowa-
ne przez malarza obrazy wyznaczyły nowe tren-
dy w zachodniej sztuce op-artu i ostatecznie 
potwierdziły pozycję polskiego artysty wśród 
czołowych twórców malarstwa abstrakcyjne-
go. Koła Fangora stawiano w jednym szeregu 
z kwadratami Malewicza i trójkątami Kandin-
skiego. W przeciwieństwie jednak do osiągnięć 
rosyjskich mistrzów obrazy Polaka zachwyciły 
świat swoją miękką formą, u której podłoża od 
początku leżały percepcyjne poszukiwania. 
Intensywne w swej kolorystyce i rozwibrowane 
M30 powstało rok po wielkim sukcesie wystawy 
w Muzeum Guggenheima. Fangor przebywał 
wtedy w Madison w stanie New Jersey gdzie do 
1983 roku wykładał na Farleigh Dickinson Uni-
versity. Równolegle z intensywną działalnością 

akademicką artysta nie ustawał w indywidu-
alnych poszukiwaniach malarskich skupiając 
się w pierwszej połowie lat 70. na roli koloru. 
Fangor chciał by kolor nie tylko wychodził ku 
widzowi ale też tworzył przestrzeń pomiędzy 
płótnem a obserwatorem. W M30 iluzja „wę-
drującego” koła osiągnięta została za pomocą 
zestawienia intensywnego, fl uorescencyjnego 
okręgu z przygaszonym w barwie tłem. Efekt 
pulsowania wzmożony jest poprzez zatarcie 
granic między poszczególnymi elementami. 
Zastosowanie kształtów o kątach obłych, nie-
ograniczających możliwości efektów bezkrawę-
dziowych, takich jak fale, elipsy, koła, stanowiło 
jeden z warunków koniecznych do wywołania 
pozytywnej przestrzeni iluzyjnej. Obrazy malo-
wane przez Fangora w latach 1958-1973 cha-
rakteryzował minimalizm, prostota i brak ja-
kiejkolwiek faktury na powierzchni płótna. Tak 

jak pisze Bożena Kowalska: „niezależnie od ob-
szaru odniesień i asocjacji obrazy Fangora (…), 
zwłaszcza zaś jego pulsujące światłem kręgi, 
mają na widza bezpośrednie działanie magne-
tyczne. Koncentrują uwagę, przykuwają myśl 
i wyobraźnię, zdają się wciągać w swój obszar 
magii i tajemnicy”. (cyt. za: Kowalska B., Twórcy 
– postawy. Artyści mojej galerii, Warszawa 2015, 
tom II, s. 112). „Interesowało mnie doznanie 
wizualne, nawet fi zjologiczne działanie obrazu 
na percepcję. Zacząłem malować takie obrazy 
do zrobienia wystawy, która pokazywałaby, że 
przestrzeń między obrazami jest ważniejsza od 
obrazów”. – powiedział Fangor w jednym z wy-
wiadów w 2003 roku. Filozofi a ta towarzyszyła 
artyście od końca lat 50. aż do połowy lat 70. 
kiedy ostatecznie zamknął ten rozdział swojej 
twórczości.

KIEDY WRESZCIE OKU UDA 
SIĘ PRZENIKNĄĆ PRZEZ TO 
KINETYCZNE POLE WIDZENIA 
I ZATRZYMAĆ SIĘ NA PŁÓTNIE, 
ODBIORCA UZMYSŁAWIA 
SOBIE, ŻE KOLORY 
I KONFIGURACJE, KTÓRE 
WIDZI Z PEWNEJ ODLEGŁOŚCI, 
NIE SĄ PRZEBARWIONYMI 
ODCIENIAMI ANI 
RZECZYWISTYMI KSZTAŁTAMI, 
LECZ ILUZORYCZNYMI 
PIERWSZOPLANOWYMI 
OBRAZAMI POWSTAŁYMI 
W WYNIKU CZYNNOŚCI 
POSTRZEGANIA. 
(Rowell M., Fangor, The Solomon R. Guggenheim Museum, New York, 1970, s.12.)
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RYSZARD WINIARSKI
(1936-2006)

Chance in game for two / Chance in game for one, 1986

(dyptyk)
akryl, płótno, 81 x 82 cm każdy 
opisany na odwrocie (Chance in game for two): 
chance in game for two winiarski ‚86 

Estymacja: 180 000 – 220 000 zł ◆

PROWENIENCJA
Warszawa, kolekcja prywatna
Śląsk, kolekcja prywatna

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. 
– Ryszard Winiarski
(Skaryszewska D., Wywiad z Ryszardem Winiarskim, Projekt, 30 /5 (164), 1985, ss. 22–27.)
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ERNA ROSENSTEIN
(1913  – 2004)

Krajobraz kosmiczny, 1982

olej, sklejka, płyta pilśniowa obłożona 
czarnym aksamitem, 53 x 54,5 cm 
obraz bez autorskiej ramy 40 x 40 cm
sygn. p.d.: E. Rosenstein 1982
na odwrocie: Krajobraz kosmiczny (białą 
kredką) oraz: 1982, niżej ołówkiem: 40 x 40 

Estymacja: 70 000 – 90 000 zł ◆

PROWENIENCJA
Poznań, kolekcja prywatna
Agra Art, aukcja 26.09.2004, poz. 82.

WYSTAWIANY
Poznań, Galeria Piekary, Fundacja 9/11 Art Space, 
Kobiety nowoczesne, 8.05–12.06.2015.

65

ERNA ROSENSTEIN
(1913  – 2004)

Prześwit, 1968

olej, płótno, 58 x 69 cm
sygn. p.d.: E. Rosenstein 1968
opisany na odwrocie: E. ROSENSTEIN 
„PRZEŚWIT” 58 X 69 1968

Estymacja: 150 000 – 250 000 zł ◆

PROWENIENCJA
Kraków, kolekcja prywatna
Zakup od męża artystki Adama 
Sandauera
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MALARSTWO JEST DLA MNIE 
TECHNIKĄ KONCENTRACJI, BYĆ MOŻE 
ZBLIŻONĄ DO JOGI. JEST METODĄ 
HARMONIZOWANIA OBRAZU ŚWIATA 
Z ŻYCIEM WEWNĘTRZNYM CZŁOWIEKA. 
WYDAJE MI SIĘ, ŻE W MOMENCIE 
PRAWDZIWIE TWÓRCZEGO 
ZAANGAŻOWANIA OTWIERAJĄ SIĘ 
PRZED NAMI INNE PŁASZCZYZNY 
RZECZYWISTOŚCI. CHOĆ JESTEM 
PRZEKONANY, ŻE PIĘKNO DUCHOWE 
MOŻE POJAWIAĆ SIĘ RÓWNIEŻ 
W NAJPROSTSZYCH CZYNNOŚCIACH, 
UPRAWIAM SWÓJ ZAWÓD MALARZA 
W NADZIEI NA TAKĄ WŁAŚNIE 
PERSPEKTYWĘ… – Stanisław Fijałkowski
M.Waller, Stanisław Fijałkowski, Muzeum Narodowe w Poznaniu, Poznań 2011, s. 64. 
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STANISŁAW FIJAŁKOWSKI
(UR. 1922)

7.I.60, 1960

olej, płótno, 82 x 61 cm
sygn. l.d.: Fijałkowski - 7. 1. 60
na odwrocie opisany na blejtramie: S. Fijałkowski
oraz nalepka z I-szego Przeglądu Malarstwa Grafi ki 
i Rzeźby o charakterze ogólnopolskim, 1962

 Estymacja: 80 000 – 120 000 zł ◆

WYSTAWIANY
Bielsko Biała, Pawilon Wystawowy ZPAP, I-szy 
Przegląd Malarstwa Grafi ki i Rzeźby o charakterze 
ogólnopolskim, 1962
Kraków, Galeria Krzysztofory, wystawa 
indywidualna, 1961
Łódź, Związek Literatów, 
wystawa indywidualna, 1961

REPRODUKOWANY
Wierzchowska W., A completly new 
situation:Stanisław Fijałkowski, [w:] Sztuka.pl Rynek 
Sztuki i Antyków, Nr 10, październik 2008, s. 124. 
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Oferowana praca nawiązuje do cyklu Obrazów 
pustych, który powstał w wyniku fascynacji 
artysty minimalizmem. Obrazy z tego cyklu 
tworzone w latach 1961-64 charakteryzują się 
jednobarwną płaszczyzną o przydymionym, 
zgaszonym kolorze, czasem otoczoną kontra-
stową bordiurą. Artysta zamalowywał płótno 
własnymi palcami, rozsmarowując farby dłonią 
po płótnie. Poprzez wyeliminowanie innych na-
rzędzi malarskich Sosnowski zwracał uwagę na 
kontakt artysty z materią malarską co nadawa-
ło płótnom z tego cyklu charakteru zbliżonego 
do sztuki performance. Uzyskana w ten sposób 
faktura, nie pozbawiona śladów bezpośred-
niego działania, migotliwie odbijała światło. 
O istotę Obrazów pustych pytał Julian Przyboś: 
„Czy Sosnowski odkrył naprawdę nowe światło; 
to jest nową jego zjawę malarską?” I potwier-
dzał: „nie widziałem dotychczas nikogo, aże-
by tak głęboko wpuścił światło w obraz i żeby 
ono gdzieś z dna biło równomiernie na całą 
powierzchnię obrazu” (Kowalska B., Kajetan 
Sosnowski, [w:] Kamena. Kwartalnik kresowy, 
nr 2(927), 1990, s. 42.) 

67

KAJETAN SOSNOWSKI
(1913-1987)

z cyklu: Obrazy puste, ok. 1965

olej, płótno, 65 x 54 cm
na odwrocie na blejtramie papierowa nalepka 
z napisem: Bączyk Benedykt oraz adresem 
i wymiarami płótna, na blejtramie numer 195. 
powtórzony na odwrocie na lewym brzegu 
płótna. 

Estymacja:  30 000 – 40 000 zł ◆

PROWENIENCJA
Warszawa, kolekcja prywatna
zakup z pracowni artysty

WYSTAWIANY
Łódź, Muzeum Miasta Łodzi, Kajetan Sosnowski 
(1913-1987). W poszukiwaniu prawdy, 
maj-wrzesień 2013.

ŚWIATŁO MA […] ZNACZENIE 
DUCHOWOŚCI; JEST ONO 
POSTACIĄ DOBRA I PRAWDY, 
SUBSTANCJALNOŚCIĄ WIEDZY 
I WOLI, RÓWNIE JAK WSZYSTKICH 
RZECZY PRZYRODZONYCH. 
ŚWIATŁO STAWIA CZŁOWIEKA 
W POŁOŻENIE, IŻBY MÓGŁ 
WYBIERAĆ, A WYBIERAĆ MOŻE, 
KIEDY SIĘ WYDOBYŁ Z GRĄŻELI. 
ŚWIATŁO MA ZAŚ W SOBIE ZARAZEM 
PRZECIWSTAWNOŚĆ, MIANOWICIE 
CIEMNOŚĆ, TAK SAMO JAK DOBRU 
PRZECIWSTAWIA SIĘ ZŁO. 
– Georg W. Hegel 
(Wykłady o fi lozofi i dziejów, tłum. A. Zieleńczyk, Warszawa 2011, s. 202.)
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JAN ZIEMSKI 
(1920-1988)

Kompozycja abstrakcyjna, 1981

tempera, deska, 49,5 x 49,5 cm 
sygn. na odwrocie: JAN ZIEMSKI 

Estymacja: 60 000 – 80 000 zł ◆

PROWENIENCJA
Warszawa, kolekcja prywatna
zakup od artysty

177 
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DANUTA LEWANDOWSKA 
(1927-1977)

Nr 48, 1975

akryl, żyłka, płótno, drewno, 52,5 x 48 cm
na odwrocie na blejtramie: nr 48/1975

Estymacja: 15 000 – 25 000 zł ◆

PROWENIENCJA
Warszawa, kolekcja prywatna
zakup od spadkobierców artystki

TWÓRCZOŚĆ LEWANDOWSKIEJ 
WYZBYTA JEST CECH SENTYMENTALIZMU 
I OSOBISTYCH WYNURZEŃ. JEST TO TYP SZTUKI 
W PEŁNI ZOBIEKTYWIZOWANEJ. JEDNAK 
RÓWNOCZEŚNIE NA WSKROŚ INDYWIDUALNEJ 
W SPOSOBIE WYPOWIEDZI, A NAWET W SWEJ 
SUBTELNOŚCI – KOBIECEJ; A NADTO W JEJ 
KONTEMPLATYWNYM SPOKOJU – POGODNEJ. 
URZEKA DZIĘKI SWEJ NIEUCHWYTNOŚCI 
SZCZEGÓLNEJ I KRUCHEJ PIĘKNOŚCI. ALE NIE 
JEST TO PIĘKNOŚĆ I URZECZENIE ESTETYCZNE. 
ZASTANAWIA W TEJ SZTUCE – JEŚLI NAWET 
NIEODCZYTANA, TO ODCZUWALNA WAGA 
PRZESŁANIA. MOŻNA W NIM ODNALEŹĆ 
M.IN. PRZEKAZ, NIETRAKTOWANYCH JAKO 
OPOZYCYJNE, POJĘĆ RELATYWNYCH: 
POCZĄTKU I KOŃCA, TRWANIA I USTAWANIA, 
JEDNOŚCI I WIELOŚCI, PRZEBYWANIA 
I ODCHODZENIA.

(Kowalska B., Twórcy - Postawy. Artyści mojej galerii, tom II, 
Fundacja Sztuk Pięknych, Kochański Suwalski Knut, Warszawa, 2015.)
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Inkarnacje wykonywane równolegle z Por-
tretami anonimowymi, obejmują kilkadzie-
siąt autoportretów i głów zwierzęcych. Obie 
serie stanowią kolejne istotne novum w jej 
twórczości. Dotychczas Abakanowicz nie 
interesowała się bliżej wyglądem twarzy. 
Wprawdzie w roku 1976 robi w utwardzonej 
tkaninie dwa portrety, wprawdzie od roku 
1981 powstaje cykl rysunków, w których 
między innymi interpretuje ten motyw ale 
w głównym nurcie jej twórczości portret 
nie istnieje. Wszystkie postacie czy torsy 
nie mają głów (…). Teraz wizerunki ludzi 

i zwierząt stają się dla Abakanowicz jed-
nym z ważniejszych zagadnień twórczych. 
Uproszczone i zdeformowane, naturalnej 
wielkości głowy stoją na prostych wysokich 
podpórkach z metalu lub drewna. Stoją 
w pozycji jakby przymusowej, chwilowej, 
niewygodnej, nawet zagrażającej. Jak we 
wszystkich pracach Abakanowicz, podsta-
wa stwarza sytuacje, w któej rzeźba egzystu-
je, tworzy jej kontekst i jest tak nieodłączną 
jej częścią jak nogi utrzymujące korpus. 
- Mariusz Hermansdorfer, Magdalena Aba-
kanowicz, Wrocław, 1995, s. 20.

WIERZĘ TWÓRCY, NIE WIERZĘ 
KIERUNKOM. SZTUKA POWSTAJE 
Z DRAMATU POSZCZEGÓLNEGO 
CZŁOWIEKA. I JAK TWARZ 
KAŻDEGO Z NAS JEST INNA, TAK 
NASZE DZIEŁA SĄ RÓŻNE I RÓŻNE 
SĄ ICH PRZEZNACZENIA I CELE. 
– Magdalena Abakanowicz, 1978

70

MAGDALENA ABAKANOWICZ 
(1930-2017)

z cyklu: Inkarnacje, 1989

tkanina jutowa, żywica, drewno, wys. 70 cm
sygn. u podstawy monogramem artystki: MA89

Estymacja: 70 000 – 100 000 zł ◆

PROWENIENCJA
Warszawa, kolekcja prywatna
własność artystki
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W SPIĘCIU 
WSPANIAŁOŚCI 
I BRUTALNYCH KLĘSK 
CIAŁO KOBIECE 
W MALARSTWIE 
TERESY PAGOWSKIEJ 
ZYSKUJE ZNAMIONA 
ROMANTYCZNE. 
DRAMATYZM JEGO 
JEST PATETYCZNY. 
(...) JEJ KOMPOZYCJE 
WIELOFIGUROWE 
W PEŁNI NOWOCZESNE 
AFISZOWOŚCIĄ 
SWYCH EFEKTÓW 
PLASTYCZNYCH, MAJĄ 
TAKŻE DZIAŁANIE 
WYZWALAJĄCE 
WYOBRAŹNIĘ. 
(Kępiński Z., Teresa Pągowska, z serii Współczesne Malarstwo Polskie, Warszawa, 1969.)
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TERESA PĄGOWSKA
(1926-2007)

KOBIETY, 1988

olej, płótno, 150 x 120 cm
sygn. l.d. monogramem: TP 88
opisany na odwrocie: TERESA PĄGOWSKA 
1988/ KOBIETY/ 150 X 120

Estymacja: 130 000 – 180 000 zł ◆

W centrum zainteresowania Teresy Pągow-
skiej - malarki był człowiek, świat jego przeżyć 
i emocji, dramat istnienia. Wydobyciu narracji 
służyły artystce kontrasty modulowanych plam 
barwnych, sumaryczne kształty, teatralne pozy 
i gesty postaci usytuowanych na granicy fi gu-
ratywności i abstrakcji. Są to niezaprzeczalnie 
główne cechy charakterystyczne jej najlepszych 
płócien. 
Do takich zaliczyć można oferowany obraz 
„Kobiety” z 1988 roku. Obraz ten daleki jest 
już od kłębowiska form abstrakcyjnych jakie 
cechowały wczesne malarstwo Pągowskiej. 
Bliżej mu do coraz konkretniejszego zarysu 
postaci ludzkiej. Dynamizm wprowadza do 
obrazu obecność nie jednej a dwóch fi gur, 

które poruszają się w coraz konkretniejszym 
również wnętrzu. Temat koloru, we wcześniej-
szych pracach jakby marginalizowany, podjęty 
jest tu przez artystkę w pełni świadomie, służy 
on pełniejszemu określeniu poszczególnych 
elementów kompozycji, podkreśleniu ich obec-
ności. Jest także środkiem ekspresji mającym 
na celu budowę nastroju. Wszystkie aspekty 
– niezmienna oszczędność formy, ukonkret-
nienie się człowieka i jego kontekstu oraz rola 
koloru budują w obrazie „Kobiety” odpowied-
nie pole dla wyobraźni. 
Malarstwo Pągowskiej to afi rmacja życia, które 
nie pozostawia widza obojętnym, tylko wciąga 
go do ciekawej dyskusji nad sensem istnienia. 
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 rozwi-
kłać rebus obrazu. Zazwyczaj wysiłki zostają 
nagrodzone i możemy odczytać, skrótowy, czy 
zawikłany układ form(…) Pągowska nie lubi 
realizmu, ale nie chce malować obrazów abs-
trakcyjnych. (…) Zostaje niejednoznaczność 
i obcinanie. Obcinanie wszystkiego: w sobie, 
w obrazie, w emocjach, w rzeczywistości, w ko-
lorach. Tylko wyobraźnia pozostaje nieobjęta 
żadną redukcją.” (Teresa Pągowska, Warszawa 
2001, s. 11.) 

W NAPIĘCIU MIĘDZY ELEMENTAMI 
BEZRUCHU I DYNAMIKI, W CIEMNYCH 
PLAMACH WYBIJAJĄCYCH JAKIŚ 
NIEPOKOJĄCY RYTM, W JAKIEJŚ 
PRZYKUWAJĄCO OŚWIETLONEJ 
TWARZY DAJĄCEJ JAKBY SYGNAŁ 
PRZED AKCJĄ, WIDZ ZYSKUJE 
PRZESŁANKI DO ODCZYTANIA 
OGLĄDANEGO ZJAWISKA JAKO 
FRAGMENTU SPRAWY ROZWIJAJĄCEJ 
SIĘ W CZASIE.
JAKIEŚ OKOLICZNOŚCI 
SPOWODOWAŁY NAPIĘCIE CHWILI – 
COŚ PO TEJ CHWILI NASTĄPI. OBRAZ 
NIESIE W SOBIE CZAS PRZESZŁY 
I CZAS NADCHODZĄCY SCENY 
UNIERUCHOMIONEJ W IKONIE 
OBRAZU JAK W POTRZASKU, ALE NIE 
ZAMARŁEJ.

(Kępiński Z., Teresa Pągowska, z serii Współczesne Malarstwo Polskie, Warszawa, 1969.)
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TERESA RUDOWICZ
(1928-1994)

bez tytułu, 1958

tempera, gwasz, papier naklejony 
na płótno, 50 x 65 cm
opisana na odwrocie: Teresa 
Rudowicz 1958

Estymacja: 8 000 – 12 000 zł ◆

PROWENIENCJA
Warszawa, kolekcja prywatna
Kraków, kolekcja Galerii Starmach
zakup od artystki w l. 70. XX w.

TASZYZM OPERUJE WIELOMA 
NOWYMI MATERIAŁAMI 
WŁAŚCIWYMI NASZEJ EPOCE. 
NA PRZYKŁAD LAKIERY 
SZYBKOSCHNĄCE, RÓŻNE 
MASY PLASTYCZNE… NIE MA 
OGRANICZEŃ W STOSOWANIU 
MATERIAŁÓW. MOŻNA 
TWORZYĆ KOMPOZYCJE 
TASZYSTOWSKIE NAWET 
TYNKIEM. MOŻNA MALOWAĆ 
BARDZO CIENKO – MOŻNA 
TEŻ SZUKAĆ KONSTRUKCJI 
FAKTURALNYCH UZYSKIWANYCH 
PRZEZ NAWARSTWIENIE 
MATERIAŁU. RZECZYWISTOŚĆ 
OBRAZU TASZYSTOWSKIEGO 
JEST BARDZO RÓŻNA 
I NIE PODLEGA ŻADNEJ 
Z DOTYCHCZAS PRZYJĘTYCH 
POETYK MALARSKICH. 
ARTYSTA PROWOKUJE PROCES 
TECHNICZNY POWSTAWANIA 
NOWEJ MATERII OBRAZU. 
– Teresa Rudowicz 
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HENRYK MUSIAŁOWICZ
(1914-2015)

z cyklu: Reminiscencje, 1980

olej, płyta, 62 x 49 cmolej, płyta, 62 x 49 cm
sygn. l.g.: MUSIAŁOWICZsygn. l.g.: MUSIAŁOWICZ
opisany na odwrocie: opisany na odwrocie: 
Z CYKLU”REMINISCENCJE” 62 X 49 Z CYKLU”REMINISCENCJE” 62 X 49 
MUSIAŁOWICZ 1980MUSIAŁOWICZ 1980

Estymacja: 12 000 – 18 000 zł Estymacja: 12 000 – 18 000 zł 

PROWENIENCJAPROWENIENCJA
kolekcja spadkobierców artysty kolekcja spadkobierców artysty 
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TADEUSZ SZPUNAR
(UR. 1929)

Idol biały, 1974 

olej, drewno, 121,5 x 120,5 cm
sygn. na odwrocie: T. SZPUNAR 
KOMPOZYCJA II/74 IDOL BIAŁY
od spodu papierowa nalepka 
inwentarzowa Muzeum Historycznego 
Miasta Krakowa z opisem pracy

Estymacja: 35 000 – 50 000 zł 

PROWENIENCJA
Kraków, własność artysty
Od połowy lat 80. do 2005 r. depozyt 
Muzeum Historycznego Miasta Krakowa 

WYSTAWIANY
Kraków, Galeria Dyląg, Tadeusz Szpunar, 
prace z lat 60. i 70., luty - marzec 2006.
Katowice, Muzeum Śląskie 
w Katowicach, Rzeźba Tadeusza 
Szpunara, 19.10-31.12.2006.

REPRODUKOWANY
Tadeusz Szpunar, prace z lat 60. i 70. 
[katalog wystawy], Kraków 2006, 
s. 22-23, il. 22. 

Tadeusz Szpunar jest z wykształcenia rzeźbiarzem 
- rzeźby uczył się u najwybitniejszych pedagogów 
i artystów - dyplom uzyskał w pracowni Xawerego 
Dunikowskiego. Ale twórczości swojej nie ograni-
cza tylko do tej dziedziny sztuki. Jego prace - tak 
rzeźbiarskie, jak i obrazy-obiekty - pochodzące 
z lat 60. i 70. XX wieku mają za punkt wyjścia 
fi gurację, z której wywodzą się dzieła późniejsze, 
niefi guratywne, a droga ich była płynna i logiczna, 
na co zwraca uwagę sam artysta. Obiekty-obrazy, 
do których zalicza się oferowana praca, operują 
geometrią, przede wszystkim kwadratem i kołem. 
Obrazy te są czyste, proste, wręcz konstrukcyjne 
i logiczne. 
Twórczość Tadeusza Szpunara od lat 50. po 70. 
podzielić można na dwie fazy. Pierwsza osadzona 

w fi guracji, obejmuje grupę „Głów” i „Torsów”. 
Głównym wątkiem była postać ludzka w rozma-
itych układach form, zbliżonych do umownych 
znaków. Wyrażał poprzez nie nastroje, przemi-
janie czy trwanie. Materiały, jakich używał to ka-
mień, marmur, drewno - potęgujące wyraz me-
taforycznych treści. Druga faza obejmuje obiekty 
przestrzenne - wspomniane wyżej obiekty-obrazy, 
w których do głosu dochodzi fascynacja arty-
sty zależnościami geometrycznymi. Jest to cykl 
„Rozważań nad kołem i kwadratem”. W nich łączy 
artysta różne materiały, takie jak płótno, drewno, 
blachę miedzianą, mosiężną i żelazną. W nie-
których kompozycjach pojawiają się motywy 
symboliczne. 

OSTATNIO 
POWYCIĄGAŁEM 
Z RÓŻNYCH ZAKAMARKÓW 
PRACOWNI PRACE 
Z CAŁEGO PÓŁWIECZA 
I ZESTAWIŁEM JE 
CHRONOLOGICZNIE. ZE 
ZDZIWIENIEM ZOBACZYŁEM 
WTEDY, ŻE KAŻDA 
NASTĘPNA WYNIKA 
Z POPRZEDNIEJ, ŻE MOJA 
DROGA OD SZTUKI 
FIGURATYWNEJ DO TEJ 
NIEFIGURATYWNEJ (...) 
BYŁA PŁYNNA I LOGICZNA. 
– Tadeusz Szpunar 
(Okołotowicz-Kotowska E., Tadeusz Szpunar - pomiędzy nastrojowością formy 
a surowością geometrii, „Gazeta Antykwaryczna” 2006, nr 11, s. 44.) 
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JERZY KAŁUCKI
(UR. 1931)

Uchwyt, 1985

olej, płótno, 105 x 120 cm
sygn. na blejtramie: Jerzy Kałucki 1985
opisany na odwrocie: Jerzy Kałucki 1985 
„Uchwyt” 

Estymacja: 80 000 – 120 000 zł ◆

DZIEŁA TWÓRCY, MIMO 
GŁÓWNIE INTELEKTUALNEJ 
INSPIRACJI I MATEMATYCZNEGO 
OPRACOWANIA NIE SĄ TYLKO 
DOSKONALE WYWAŻONE 
FORMALNIE, ALE MAJĄ TO 
MAGNETYCZNE PRZYCIĄGANIE, 
HIERATYCZNOŚĆ I MAGIĘ, KTÓRE 
CZYNIĄ JE SZTUKĄ WYSOKIEJ 
PRÓBY, A WIĘC WAŻKIM 
I PRZEJMUJĄCYM PRZEŻYCIEM. 
ZARÓWNO ARTYSTYCZNYM, JAK 
PRZEDE WSZYSTKIM DUCHOWYM. 
– Bożena Kowalska
(fragment z katalogu wystawy Kategorie przestrzeni II, BWA Katowice, 2007.)
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Był artystą wybitnym i jednym z najważniejszych 
polskich współczesnych malarzy ikon i cerkiew-
nych polichromii. Był również rysownikiem, sce-
nografem, fi lozofem i teologiem prawosławnym. 
Jerzy Nowosielski urodził się 7 stycznia 1923r. 
w Krakowie. Jego ojcem był Stefan Nowosielski, 
unita pochodzący z Łemkowszczyzny, a matką 
Anna Harlaender. Rodzice wychowali chłopca 
w tradycji prawosławnej i posłali do szkoły po-
wszechnej, a następnie do gimnazjum w Krakowie 
i we Lwowie. Jego nauka została przerwana na 
skutek wojny. Młody Jerzy od najmłodszych lat 
maluje akwarela i temperą. Jako młody chłopiec 
lubił chodzić do cerkwi w Krakowie słuchać śpie-
wów. W 1938 roku poznał Władysława Jachimo-
wicza, który wywarł duży wpływ na ukształtowanie 
wewnętrzne chłopca i „wtajemniczył” go w dzie-
dzinę sztuki. „Otworzyły mi się oczy na sztukę 
– wspomina Nowosielski – zobaczyłem obrazy 
i zapragnąłem zostać malarzem.” Dwa lata później 
Nowosielski podejmuje naukę w Instytucie Sztuk 
Plastycznych, tzw. Statliche Kunstgewerbeschule 
w Krakowie u profesora Stanisława Kamockiego. 
„Szkoła ta traktowana przez Niemców jako szkoła 
zawodowa ucząca ofi cjalnie technik artystycz-
nych, jest jednocześnie konspiracyjną Akademia 
Sztuk Pięknych. Zafascynowany religią prawosław-
ną i światem ikon, podjął decyzję o wstąpieniu do 
klasztoru. Po trzymiesięcznych przygotowaniach 

do egzaminu maturalnego, otrzymał dokument 
i w październiku wstąpił do nowicjatu w Ławrze św. 
Jana Chrzciciela pod Lwowem. W ramach codzien-
nej pracy pisze ikony. Klasztor bogaty w książki za-
wierające liczne receptury tej techniki i technologii 
malarstwa, stał się dla niego skarbnica wiedzy. Ten 
epizod z życia Nowosielski opisuje: „We Lwowie 
świadomość moja zaatakowana została przez 
kolosalną wręcz ilość ikon, które były pierwszo-
rzędnymi dziełami sztuki. I dopiero to przeżycie 
tak naprawdę zdominowało moją drogę życiową. 
Raz na zawsze została ukształtowana moja wizja 
malarstwa.” W 1943r. Jerzy Nowosielski cierpiał 
na zapalenie stawów, które musiał leczyć poza 
murami klasztoru. Wybuch wojny oraz i zmiana 
światopoglądu, sprawiają, że Nowosielski staje się 
ateistą, a później spirytualistą. W 1945r. Podejmuje 
studia na Akademii Sztuk Pięknych, gdzie zostaje 
przyjęty od razu na trzeci rok do pracowni Euge-
niusza Eibisha. Po półtora roku porzuca studia. Na 
poddaszu domu rodziców tworzy sobie pracownię 
i po poznaniu Tadeusza
Kantora wraz z młodymi plastykami tworzy Grupę 
Krakowską. Pierwsza faza twórczości Nowosiel-
skiego to obrazy utrzymane w nurcie abstrakcji 
geometrycznej. Działalność malarską zawiesił 
w latach socrealizmu – w tym czasie koncentro-
wał się na scenografi i oraz na malowaniu cerkwi 
i kościołów. W roku 1956 wziął udział w XXVIII Bien-

nale w Wenecji. Na drugą połowę lat 50. przypadł 
charakterystyczny dla artysty okres aktów, pejzaży 
i scen fi guralnych. Był również laureatem Nagro-
dy II (1962) i I stopnia (1973, 1981, 1997) Ministra 
Kultury i Sztuki, Nagrody im. Władysława Pietrzaka 
(1967); otrzymał Srebrny Wawrzyn Polskiego Ko-
mitetu Olimpijskiego za cykl obrazów „Pływaczki” 
(1973), Złoty Krzyż Zasługi (1976), Nagrodę im. 
Brata Alberta (1977), Nagrodę Fundacji im. Alfreda 
Jurzykowskiego (1981), Krzyż Kawalerski Orderu 
Odrodzenia Polski (1981), Nagrodę Państwową 
I stopnia (1984), Nagrodę im. Jana Cybisa (1988), 
Medal Anny Kamieńskiej (1992), Nagrodę Wiel-
ką Fundacji Kultury (1994), Krzyż Wielki Orderu 
Odrodzenia Polski (1998), Nagrodę im. Witolda 
Wojtkiewicza (1999; nagrodę przyznaje Zarząd 
Okręgu ZPAP w Krakowie), Srebrny Medal „Craco-
viae Merenti” (1999) oraz najwyższe odznaczenie 
cerkwi prawosławnej w Polsce – Medal św. Marii 
Magdaleny II stopnia (1985). Z inicjatywy Jerze-
go Nowosielskiego i jego żony Zofi  i w roku 1996 
powstała Fundacja Nowosielskich – z prezesem 
Andrzejem Starmachem, właścicielem wspomnia-
nej Starmach Gallery, organizatorem wystaw ar-
tysty (od 1988 roku; nie tylko we własnej galerii), 
dysponentem jego prac i opiekunem. Fundacja 
przyznaje nagrody dla wyróżniających się mło-
dych twórców.

JERZY NOWOSIELSKI

NIE BARDZO UMIEM POWIEDZIEĆ, CO TO JEST SZTUKA, CO 
TO JEST SZTUKA MALARSKA, JUŻ NIE MÓWIĄC O TYM, CO 
TO JEST SZTUKA W OGÓLE. MYŚLĘ, ŻE DLA MNIE W ŻYCIU 
WAŻNE SĄ PEWNE SPRAWY, KTÓRE STARAM SIĘ Z POMOCĄ 
MALOWIDŁA ZATRZYMAĆ, SPOTĘGOWAĆ, CZY UOBECNIĆ 
DLA INNYCH, ZOBIEKTYWIZOWAĆ. JEŻELI TO SIĘ UDA 
MOCNO ZROBIĆ, TAK ŻEBY BYŁO OCZYWISTE, NA TYLE 
ZOBIEKTYWIZOWANE, ŻE MOŻNA BY POKAZYWAĆ INNEMU 
CZŁOWIEKOWI, TO BĘDZIE TO SZCZYT MARZEŃ.
(Malarz jest skazany na wielkość. Z Jerzym Nowosielskim rozmawia Andrzej Lisowski. „Odra” 1980 nr 7-8 s. 37).
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JERZY NOWOSIELSKI 
(1923-2011)

Murzynka na plaży, 1996

olej, płótno, 100 x 80 cm
sygn. na odwrocie: Jerzy 
Nowosielski 1996

Estymacja: 220 000 – 350 000 zł ◆

PROWENIENCJA
Kraków, kolekcja prywatna
Kraków, kolekcja Galerii Starmach

WYSTAWIANY
Warszawa, Zachęta – Narodowa 
Galeria Sztuki, Co po Cybisie?, 
15.09. - 16.12. 2018.

REPRODUKOWANY
Co po Cybisie? [katalog wystawy], 
wyd. Zachęta – Narodowa Galeria 
Sztuki, Warszawa 2018, s. 94.

Akt obecny jest u Nowosielskiego od początku 
jego twórczej drogi. Obserwując ją zauważalny 
jest rozwój od utrzymanych w duchu socrealizmu 
masywnych kobiet sportsmenek wykonujących 
dziwne akrobacje poprzez kobiety ascetyczne, 
jak tajemnicza narzeczona z lat sześćdziesiątych 
oraz niespotykane nigdzie indziej akty z mistycz-
nymi kobietami kapłankami kończąc na Wspo-
mnieniach z Egiptu, gdzie kobieta sprowadzona 
jest do formy znaku. Akt niewątpliwie należał do 
ulubionych motywów fi guratywnej twórczości 
Nowosielskiego, który mówił: „(…) pełna synteza 
spraw duchowych z rzeczywistością empiryczną 
dokonuje się właśnie w postaci kobiety (…). Je-
żeli malarza interesuje problem cielesności, jakiś 
sposób łączenia spraw duchowych ze światem 
bytów fi zycznych, to zupełnie naturalne jest, że 
zaczyna się interesować wyglądem kobiety.” 
A więc ciało to forma, która dała Nowosielskiemu 
możliwość zgromadzenia wszystkich interesu-
jących go kwestii bez konieczności rezygnacji 
z pierwiastka duchowego. Ciało, w pełnym akcie 
lub półakcie, pozbawione jest jakiejkolwiek indy-
widualizacji, nie posiada konkretnych rysów twa-

rzy. W „Murzynce na plaży” uderza hieratyczność 
przedstawienia, wzrok przyciąga gra kontrastu-
jących kolorów i potraktowana bryłowo mocna 
plama barwna wynurzającej się w kierunku widza 
postaci. Całość automatycznie przywołuje na 
myśl święte obrazy prawosławne a wrażenie to 
dodatkowo spotęgowane jest przez bordiurę 
otaczającą centralną kompozycję – element 
wprost zapożyczony ze sztuki ikon. „Wszystko 
to, co później w ciągu życia realizowałem w ma-
larstwie, było, choćby nawet pozornie stanowiło 
odejście, określone tym pierwszym zetknięciem 
się z ikonami w lwowskim muzeum” powiedział 
w jednym z wywiadów Nowosielski. „Murzynka 
na plaży” - współczesna święta ujęta w postać 
anonimowej kobiety w równie anonimowej prze-
strzeni. Współczesny obraz jako oczyszczona 
z emocji ikona. Obrazem „Murzynka na plaży” 
Nowosielski raz jeszcze udowadnia, że aktual-
ność ikony jest wartością nieprzemijającą a ak-
tualność ta zrodzona jest z bogactwa środków 
i myśli i z ich uniwersalizmu.

MALARSTWO JEST MOJĄ OJCZYZNĄ. 
NIE ŻADNA NARODOWOŚĆ, NIE JAKAŚ 
TAM ORTODOKSJA CHRZEŚCIJAŃSKA, 
LECZ MALARSTWO JEST MOJĄ 
OJCZYZNĄ. OJCZYZNA Z KTÓREJ 
WYRASTAM I, W KTÓREJ JESTEM 
OSADZONY.
– Jerzy Nowosielski 

(Jerzy Nowosielski [katalog wystawy], wyd. Galeria Starmach i Fundacja Nowosielskich, Kraków 2003, s. 685.)
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JERZY NOWOSIELSKI 
(1923-2011)

Akt, 1990

tusz, papier, 29,5 x 23,5 cm
sygn. l.g.: JERZY NOWOSIELSKI 90

Estymacja: 12 000 – 15 000 zł ◆

PROWENIENCJA
Francja, kolekcja prywatna

CZY TO JEST JAKIEŚ PRZYGOTOWANIE 
DO MALARSTWA, CZY TEŻ COŚ, CO OD 
MALARSTWA JEST ZUPEŁNIE ODMIENNE? 
JA OSOBIŚCIE PODEJRZEWAM, ŻE 
RYSUNEK JEST RODZAJEM PISMA TO 
SŁOWO SZCZEGÓLNIE PODKREŚLAM, 
PONIEWAŻ RYSUNEK JEST TAKĄ PRAKTYKĄ 
ARTYSTYCZNĄ, KIEDY O JAKIMŚ ZJAWISKU, 
O JAKIMŚ PRZECZUCIU NIE MOŻNA PO 
PROSTU ,OPOWIEDZIEĆ”. NIE MOŻNA 
TEŻ TEGO ,NAMALOWAĆ”. MOŻNA TO 
,OPISAĆ”, Z TYM, ŻE TEN OPIS NIE BĘDZIE 
PO PROSTU PISANIEM STÓW ZA POMOCĄ 
ZNAKÓW „UMOWNYCH”, LITER, ALE BĘDZIE 
RODZAJEM HIEROGLIFU, KTÓRY NIE JEST 
ANI MALARSTWEM ANI ALFABETEM.
 – Jerzy Nowosielski 

(Nowosielski J., Rysunek – co to takiego? [w:] Jerzy Nowosielski. 
Maski i nagość. Rysunki, Starmach Gallery, Kraków, 1990.)
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KAZIMIERZ MIKULSKI 
(1918-1998)

Nadchodzi zmierzch, 1977

olej, płótno, 109,5 x 70 cm
opisany na odwrocie: Nadchodzi zmierzch K. 
Mikulski Kraków 77

Estymacja: 90 000 – 150 000 zł ◆

PROWENIENCJA:
Kraków, kolekcja prywatna
zakup bezpośrednio od artysty

TWÓRCZOŚĆ KAZIMIERZA 
MIKULSKIEGO KOJARZONO 
NIEJEDNOKROTNIE Z SURREALIZMEM 
I ZAPEWNE SŁUSZNIE, BO NIE 
MA W POLSCE ARTYSTY, KTÓRY 
BY RÓWNIE JAK ON WNIKNĄŁ 
W SAMĄ ISTOTĘ SURREALISTYCZNEJ 
DYSCYPLINY, SURREALISTYCZNEJ 
INSPIRACJI. BLISKIE MU SĄ 
– ŚCISŁOŚĆ I PRECYZJA 
POETYCKIEGO ZAPISU, ODRZUCENIE 
LOGIKI BEZPRZEDMIOTOWEJ 
ZARÓWNO JAKO LOGIKI FORMALNEJ 
[…] AŻ PO ABSURD, NAIWNOŚĆ 
I STEREOTYPOWOŚĆ WŁĄCZNIE. 
OD TWÓRCZOŚCI KLASYKÓW 
SURREALIZMU, RÓŻNI JEDNAKOWOŻ 
MIKULSKIEGO COŚ – CO SPRAWIA, 
ŻE PRZY CAŁEJ BLISKOŚCI ZAŁOŻEŃ 
NIE JEST ON PO PROSTU ICH 
KONTYNUATOREM […] MIKULSKI 
BYNAJMNIEJ NIE UKRYWA, ŻE 
POWOŁANE PRZEZ NIEGO UKŁADY 
SĄ UKŁADAMI KONSTRUOWANYMI, 
I ŻE ICH AUTOMATYZM NIE JEST 
CAŁKOWICIE DZIEWICZY, A RODZĄCA 
SIĘ Z NIEGO POEZJA ZNACZEŃ 
– CAŁKOWICIE NIEZAMIERZONA. 
– Mieczysław Porębski
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KIEJSTUT BEREŹNICKI
(UR. 1935)

Twoje dzieci, 1969

olej, płótno, 100,5 x 130 cm
sygn. p.d.: K. BEREŹNICKI
sygn. p.d.: K. Bereźnicki, l.d.: Twoje dzieci / 1969 / 
Bereźnicki
na odwrocie dwie nalepki wystawowe BWA Sopot 
( jedna z opisem pracy)

Estymacja: 30 000 – 40 000 zł ◆

PROWENIENCJA
Warszawa, kolekcja prywatna

WYSTAWIANY
Sopot, Biuro Wystaw Artystycznych, wystawa 
indywidualna, 1971.
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FRANCISZEK STAROWIEYSKI
(1930-2009)

Paskudztwo świata po upadku antyku, 2008

pastel, papier, 73 x 110 cm
sygn. monogramem wiązanym: FS1708

Estymacja: 42 000 – 48 000 zł ◆

PROWENIENCJA
Warszawa, kolekcja prywatna
Dom Aukcyjny Polswiss Art, aukcja 10.06.2014, poz. 68.

– CO JEST, PANA ZDANIEM, 
NAJWAŻNIEJSZE W OBRAZIE?
– MISTYCYZM, KTÓRY MOŻE BYĆ 
ZAWARTY ZARÓWNO W GEOMETRII, 
JAK W DZIELE MATEJKI CZY 
W PLAMACH POLLOCKA. CHODZI 
O TO, ŻEBY STWORZYĆ WYSOKI 
STATUS TEGO, CO SIĘ ROBI.
(Franciszek Starowieyski w rozmowie z Elżbietą Dzikowską, w: Artyści mówią. 
Wywiady z mistrzami grafi ki, wyd. Rosikon Press, Warszawa, 2011.)
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Jan Tarasin urodził się w 1926 w Kaliszu. W 1946 
ukończył Liceum Ogólnokształcące im. Kazimie-
rza Wielkiego w Olkuszu. W latach 1946-1951 stu-
diował na Wydziale Malarstwa w Akademii Sztuk 
Pięknych w Krakowie, w pracowni prof. Zbigniewa 
Pronaszki, Zygmunta Rudnickiego oraz Wacława 
Taranczewskiego. Jako student w 1948 zadebiuto-
wał na Wystawie Sztuki Nowoczesnej w Krakowie. 
Duża popularność zyskał, dzięki zaprezentowa-
niu swojego propagandowego plakatu Bumelant 
(1952). Działał również w pracowni grafi ki Andrzeja 
Jurkiewicza i Konrada Srzednickiego. W 1954 wy-
konał cykl litografi i zatytułowanych „Nowa Huta 
i jej mieszkańcy”, w którym przeciwstawiał się ofi -

cjalnemu optymizmowi oraz drugi cykl „Dom“, 
w którym operował symboliką martwej natury 
oraz zawarł treści egzystencjalne, odnoszące do 
dramatu wojny. W latach 1963-1967 był pedago-
giem na Wydziale Architektury Wnętrz ASP w Kra-
kowie, a po przeprowadzce 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 rektora Akademii, 
które sprawował do 1990. Tarasin jest laureatem 
licznych nagród, w tym m. in. za cykl litografi i 
„Dom” na Ogólnopolskiej Wystawie Młodej Pla-
styki 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. Cy-
priana Norwida za najlepszą wystawę indywidu-
alną w Warszawie (1976). W swoim dorobku arty-
stycznym ma ponad 20 wystaw indywidualnych m 
. in.: „Salon Nowej Kultury” (1957), i „Krzywe koło” 
(1960) w Warszawie, Galeria „Krzysztofory” w Kra-
kowie (1959, 1981, 1986), Galeria „Lambert” (1962) 
w Paryżu, Galeria Zero” (1964) w Tokio. Uczestni-
czył także w wielu wystawach międzynarodowych, 
problemowych, ogólnopolskich i przeglądowych. 
Jego prace znajdują się w licznych zbiorach mu-
zealnych w kraju i zagranicą. 

JAN TARASIN

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. – Jan Tarasin 

(Wystawa malarstwa i grafi ki Jana Tarasina. Lipiec- wrzesień 1999, wyd. Galeria Sztuki Współczesnej ESTA, Gliwice 1999)
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JAN TARASIN 
(1926-2009)

Sytuacja VIII, 1983

olej, płótno, 60 x 92 cm
sygn. l.d.: Jan Tarasin 83
opisany na odwrocie: JAN TARASIN 
SYTUACJA VIII-83

Estymacja: 80 000 – 120 000 zł ◆

MALARSTWO JEST DLA MNIE CZYMŚ 
W RODZAJU NOTATNIKA. (…) FORMY 
PRZYPOMINAJĄ NIEOKREŚLONE DO KOŃCA 
EMBRIONY, ALE NIE CHCĘ ICH ZANADTO 
KOMPLIKOWAĆ (…). CHCĘ ZATRZYMAĆ JE 
W TAKIM MOMENCIE, KIEDY WSZYSTKO SIĘ 
JESZCZE MOŻE ZDARZYĆ, KIEDY WSZYSTKO 
JESZCZE PRZED NAMI. – Jan Tarasin 

(Piotr Cypryański, Jan Tarasin, wyd. Starmach Gallery, Kraków 1999.)

Malarstwo Tarasina to ciągła próba ujarz-
mienia przedmiotów. Od wielu lat zmagał 
się z fascynującym go światem znaków. Pier-
wotnie jego głównym tematem malarskim 
była martwa natura, którą artysta stopnio-
wo redukował i przekształcał w układ plam, 
znaków, form i linii. Inspiracją dla niego były 
przedmioty wzięte bezpośrednio z otaczają-
cej go rzeczywistości, często swoją kompo-
zycją przypominające pismo. Zanim w roku 
1965 zaczęły przybierać nową formę „przed-
miotów policzonych” lub „przedmiotów ak-
tywnych” były one dla artysty jakby nie do 
końca uchwytne – na płaszczyźnie płótna 
toczyła się „walka” między nimi a malarzem, 
którą Tarasin określał jako „przyłapywanie 
na gorącym uczynku autentycznego życia”. 
Przedmioty na obrazach Tarasina zdają się 
być formami występującymi w określonym 
porządku. W przestrzeni obrazów rozgrywają 

się skomplikowane i wielowątkowe akcje, 
dla których tłem może być przestrzeń nie-
zidentyfi kowanej lub przypominającej zarys 
pejzażu. Z biegiem czasu przedmioty oscylu-
ją ku zespołom płaskich, grafi cznych znaków 
eksponowanych kontrastowo na jasnych 
lub ciemnych tłach. Interpretacja znaczeń 
zawartych w znakach Tarasina bywa różno-
rodna, od sugerowania, iż realne przedmioty 
zyskują w jego obrazach abstrakcyjny kod, aż 
po pogląd, że malarstwo artysty odzwiercie-
dla ukryty porządek natury i bliskie jest me-
tafi zyce. Artysta w swych dziełach pokazuje 
iż abstrakcja to odrealniona rzeczywistość, 
wprowadza widza w swój świat mikro i ma-
krokosmosu, gdzie przedmioty mają tylko 
sugerowaną substancję, domyślny ciężar, 
przeczuwaną dynamikę i zdradzają ukie-
runkowanie napięć, domagając się swojego 
miejsca w przestrzeni. 
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JAN TARASIN 
(1926-2009)

Dwie skale, 2000

olej, płótno, 100 x 160 cm
sygn. p.d.: Jan Tarasin 2000
opisany na odwrocie: JAN TARASIN 2000 
DWIE SKALE

Estymacja: 150 000 – 200 000 zł ◆

MALARSTWO JEST DROGĄ 
DO CZEGOŚ, NIE CELEM. ZA 
POMOCĄ MALARSTWA CHCEMY 
COŚ POZNAĆ, ZROZUMIEĆ. 
WIĘC JEST TO TYLKO NARZĘDZIE 
(…) NAZYWAM SWOJE OBRAZY 
NP.: „FRAGMENT” LUB „NIE 
KOŃCZĄCA SIĘ KOLEKCJA” 
ALBO „SYTUACJA” LUB 
PRZEKORNIE „PRZEDMIOTY 
POLICZONE”. CZUJĘ SIĘ 
JAK BUCHALTER, KTÓRY 
ZAPISUJE WSZYSTKIE MOŻLIWE 
NIEKOŃCZĄCE SIĘ SYTUACJE 
(…). JA W TYM, CO ROBIĘ, 
W SWOIM MALARSTWIE, 
STARAM SIĘ PO PROSTU 
UJAWNIAĆ SWOJĄ OBECNOŚĆ 
W TYM NIEKOŃCZĄCYM SIĘ, 
DYNAMICZNYM SYSTEMIE 
WZAJEMNYCH ZALEŻNOŚCI. 
– Jan Tarasin w wywiadzie 
z Danutą Kern

(Mizerska I., Spotkania z Tarasinem, Płock, 2007, s. 23.)
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IGOR MITORAJ
(1944 – 2014)

Perseusz, 1988

brąz patynowany, wys. 48 cm 
sygn. u dołu : MITORAJ 
ed: B763/1000 HC 

Estymacja: 28 000 – 35 000 zł ◆

215 

84

IGOR MITORAJ
(1944 – 2014)

Asklepios, 1988

brąz patynowany, wys. 48 cm
sygn. u podstawy: MITORAJ
ed.: C195/1000 HC

Estymacja: 28 000 – 35 000 zł ◆
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EDWARD DWURNIK
(1943-2018)

Chrystus na dźwigu, 1979

olej, płótno, 73,5 x 54 cm 
sygn. p.d.: E.DWURNIK 79 na oraz śr.: 
CHRYSTUS NA DŹWIGU 
opisany na odwrocie: E.DWURNIK \ 1979 \ 
NR: 14.X.597 
na odwrocie naklejka z opisem obiektu oraz 
autorska pieczątka: ED1943 

Estymacja: 10 000 – 20 000 zł ◆

Oferowany obraz należy do powstałego 
w 1979 roku X cyklu zatytułowanego „Krzyż”. 
Ta poruszająca seria około dwudziestu 
olejnych płócien o tematyce pasyjnej jest 
dramatyczną wizualizacją męki Chrystusa 
we współczesnej rzeczywistości. Krzyż i umę-
czone ciało Zbawiciela umieszcza Dwurnik 
w dobrze rozpoznawalnych sceneriach 
miejskich – w parkach, placach budowy, 
w mieszkaniach, na ulicy. Jest to bodajże 
najbardziej intrygujący z cykli namalowa-
nych przez artystę.
„Chrystus na dźwigu” ukazuje scenę podno-
szenia krzyża z przybitym doń Chrystusem. 
Zebrani wokół ludzie nie są biernymi ob-
serwatorami zdarzenia lecz aktywnie w nim 
uczestniczą o czym świadczą podniesione 
w górę ręce poszczególnych postaci. Krzyż 
unoszony jest przez dźwig budowlany 
i wmontowywany w fundament niczym 

architektoniczny element konstrukcyjny. 
Scenerią tego dramatycznego wydarzenia 
zdaje się być plac na skrzyżowaniu ulic Mar-
szałkowskiej i Alei Jerozolimskich w Warsza-
wie, z widocznym po prawej stronie hotelem 
Forum i ciągnącymi się w głębi kamienicami 
Alei Jerozolimskich. Porównanie jednego 
z najruchliwszych skrzyżowań ścisłego cen-
trum stolicy do Golgoty ponownie stawia 
widza przed pytaniem o istotę cierpienia 
współczesnego człowieka, jego kondycję 
moralną i o miejsce Boga w dzisiejszym świe-
cie. Dwurnik śmiało i bez żadnej pruderii przy 
użyciu bezpośredniej i ostrej retoryki dotyka 
ludzkiej transcendencji. 
Obrazy z zamkniętego i stosunkowo krótkie-
go cyklu Krzyż to rzadkość, artysta niewiele 
uwagi poświęcił w swej twórczości tematyce 
religijnej stąd oferowana praca jest wyjątko-
wą propozycją dla kolekcjonerów. 
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PO OSIĄGNIĘCIU 
PEWNEJ RUTYNY 
RYSUJE SIĘ 
I MALUJE 
SZYBKO I ŁATWO. 
DOCHODZI SIĘ 
DO PEWNYCH 
SPOSOBÓW 
I SZTUCZEK. KAŻDY 
MALARZ MA 
TAKĄ DROGĘ. 
ALE OCZYWIŚCIE 
ZAWSZE TRAFIAJĄ 
SIĘ OBRAZY 
LEPSZE I GORSZE. 
NIEMNIEJ CAŁY 
CZAS TA WIEDZA 
MALARSKA W NAS 
NARASTA…
(Edward Dwurnik, Krótka historia mojego malarstwa, Bunkier Sztuki, 2005)
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EDWARD DWURNIK 
(1943-2018)

Gdańsk, 1998

olej, płótno, 200 x 210 cm
sygn. p.d.: GDAŃSK E.DWURNIK 98
opisany na odwrocie: 1998 E.DWURNIK 
<<GDAŃSK>> IX-938 2466
WYST → RADOM – GOMRROWICZ
na blejtramie nalepka Galerii Sztuki 
Współczesnej Zachęta oraz napis: 
IX-938-2466 24X 6.XII’998

Estymacja: 90 000 – 120 000 zł ◆

WYSTAWIANY
Warszawa, Galeria Sztuki Współczesnej 
Zachęta, Edward Dwurnik malarstwo. 
Próba retrospektywy, 2001.

…NAWET NIE WIEMY, 
JAK I KIEDY SIĘ 
UCZYMY. PRZEZ 
LATA PRACOWAŁEM 
W TAKIEJ 
POŻYTECZNEJ 
NIEŚWIADOMOŚCI, 
KTÓRA POWOLI 
ZACZĘŁA SIĘ 
ROZJAŚNIAĆ. AŻ 
ZOBACZYŁEM, ŻE 
MOJE OBRAZY 
POTRAFIĄ 
WYCIĄGAĆ 
KWINTESENCJĘ, I TO 
NAWET Z MAŁEGO 
ZDJĘCIA JAKIEJŚ 
ULICY CZY JAKIEGOŚ 
PEJZAŻU MIEJSKIEGO, 
ALBO TEZ PEJZAŻU 
ABSTRAKCYJNEGO. 
I TA KWINTESENCJA 
POJAWIAŁA SIĘ 
NAWET NA MAŁYM 
OBRAZKU. 
– Edward Dwurnik
(Edward Dwurnik, Krótka historia mojego malarstwa, Bunkier Sztuki, 2005)
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WYDAJE MI SIĘ, ŻE W KAŻDYM CZŁOWIEKU JEST TAKA 
STRONA, KTÓRA MOŻE Z CZYMŚ NIE WYGRAĆ, MOŻE 
NIE PODOŁAĆ, MOŻE BYĆ PEWNĄ SŁABOŚCIĄ. ON 
JEST W OBRAZACH, BO TAKI CZŁOWIEK W OGÓLE JEST 
I TAKI CZŁOWIEK WYMAGA TEŻ, ŻEBY SIĘ NIM ZAJĄĆ, 
ŻEBY MU SIĘ PRZYJRZEĆ, ŻEBY ZAISTNIAŁ WYRAŹNIEJ.
– Jarosław Modzelewski
(Jarosław Modzelewski. Obrazy 1977-2006, wyd. Galeria Zderzak, Kraków, 2006, s. 34.)
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JAROSŁAW MODZELEWSKI 
(UR. 1955)

Ktoś uwikłany w nierozwiązywalny problem żyje 
i pracuje, 1994

olej, płótno, 170 x 230 cm
opisany na odwrocie: Jarosław Modzelewski 1994 olej 170 x 
230 „ KTOŚ UWIKŁANY W NIEROZWIĄZYWALNY PROBLEM ŻYJE 
I PRACUJE”

Estymacja: 50 000 – 80 000 zł ◆

PROWENIENCJA
Warszawa, kolekcja prywatna
Warszawa, kolekcja Ryszarda Variselli

WYSTAWIANY
Kraków, Galeria Sztuki Współczesnej Bunkier Sztuki, Jarosław 
Modzelewski. Przegląd z malarstwa, maj 2000.
Warszawa, CSW Zamek Ujazdowski, Granice obrazu, 1997.
Kraków, Galeria Zderzak, Nie dosyć, że kalectwo, to w dodatku 
wieczność, styczeń – luty 1995.

REPRODUKOWANY I OPISANY
Michalski J., Jarosław Modzelewski. Obrazy 1977-2006, wyd. 
Galeria Zderzak, Kraków 2006, s. 185, poz. 238.
Skrzyniarz K., Jarosław Modzelewski. Przegląd z malarstwa, 
„Format” 2001, nr 1/2 (38/39), s. 24.
Jarosław Modzelewski. Przegląd z malarstwa [katalog 
wystawy], 2000, s. 88, poz. 41.
Retrospektywa Modzelewskiego, „Gazeta Wyborcza” - „Gazeta 
w Krakowie”, 2000, nr 110 (12 V)
Szczerski A., Kaleka na wieczność, „Na przeciw. Krakowski 
tygodnik miejski”, 1995, nr 7 (19 II), s. 10.
Sobotka K., Nie dosyć, że kalectwo, to w dodatku wieczność, 
„Exit” 1995, nr 2, s. 979-980.
Wróblewska – Bagoon B., Bez plakatu bez święta, 
„Art&Business”, 1995, nr 5, s. 55.
Jarosław Modzelewski. Nie dosyć, że kalectwo, to w dodatku 
wieczność. Nowe obrazy [katalog wystawy], wyd. Galeria 
Zderzak, Kraków, 1995.
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JERZY STAJUDA 
(1936-1992)

Bez tytułu, 1989

olej, płótno,100 x 81 cm
sygn. na odwrocie: Jerzy Stajuda 
17.09.89.
 
Estymacja: 20 000 – 25 000 zł ◆

PROWENIENCJA
Francja, kolekcja prywatna

MYŚLĘ, ŻE JEST ARTYSTĄ, 
KTÓRY PO PROSTU WIERZYŁ 
W SENS SZTUKI I TĘ WIARĘ 
UMIAŁ PRZELAĆ NA INNYCH. 
JEST TO BARDZO RZADKI DAR, 
KTÓRY NIECZĘSTO DANY 
JEST ARTYSTOM, ZAZWYCZAJ 
SKUPIONYM NA SOBIE. 
JEGO WIELKA WRAŻLIWOŚĆ 
NA MALARSTWO, MUZYKĘ, 
NA SŁOWO ZBUDOWAŁA 
WSZECHSTRONNĄ 
OSOBOWOŚĆ, KTÓRA STAŁA SIĘ 
WIARYGODNĄ W ŚRODOWISKU 
ARTYSTYCZNYM. CIĄGLE 
PRZECIEŻ POSZUKUJEMY 
PUNKTU ODNIESIENIA, CHCEMY 
PODEPRZEĆ SIĘ MĄDROŚCIĄ 
I GŁĘBOKĄ WIARĄ INNEGO 
CZŁOWIEKA. 
– Adam Myjak

(Jerzy Stajuda. O obrazach i innych takich, 
wyd. Muzeum Akademii Sztuk Pięknych, warszawa, 200, s.6.)
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EUGENIUSZ GERLACH
(UR. 1941)

Siedząca na dywaniku - Akt, 1989

olej, płótno, 80 x 57,5 cm
sygn. p.d.: E. GERLACH 1989 
l.d.: 22/I 

Estymacja: 4 000 – 6 000 zł ◆

REPRODUKOWANY
Czapliński Cz., Eugeniusz Gerlach. Malarstwo 
1959-2009, Warszawa, 2010, s. 90.
 

MOJE DOZNANIA NAJLEPIEJ 
WYRAŻA KOLOR. JUŻ TEMAT, 
KTÓRY NOSZĘ W ZAMYŚLE 
PODPORZĄDKOWUJĘ JAKIEJŚ 
TONACJI (…) CHOĆ W DUŻEJ 
MIERZE ZALEŻY TO RÓWNIEŻ 
OD NASTROJU. CZĘSTO 
PIERWSZY RUCH PĘDZLA, 
DOŚĆ PRZYPADKOWY, 
NIEKONTROLOWANY, 
DAJE IMPULS PEWNEJ 
WIZJI I NARZUCA PRZEBIEG 
DALSZEGO ETAPU PRACY. 
(…) TAK WŁAŚNIE WYRAŻA SIĘ 
WOLNOŚĆ ARTYSTY. 
– Eugeniusz Gerlach

(Czapliński Cz., Eugeniusz Gerlach. Malarstwo 1959-2009, Warszawa, 2010, s. 17.)

Eugeniusz Gerlach urodził się 15 grudnia 1941 roku 
w Bieniawie koło Tarnopola. W latach 1955-1960 
artysta uczył się w Państwowym Liceum Sztuk 
Pięknych we Wrocławiu. Od 1960 roku studiował 
w Akademii Sztuk Pięknych w Krakowie na Wydzia-
le Malarstwa i Wydziale Grafi ki. W twórczości artysty 
znaczenie miały dwie wystawy: „Malarstwo van Go-
gha” oraz „Od Gauguina do Picassa”, które jak sam 
podkreśla miały decydujący wpływ na całą jego 
późniejszą twórczość. Gerlachowi odpowiadało 
malarstwo zmysłowe, które głównie eksponowało 
kolor i kompozycję, a do tego dochodziła jeszcze 
ekspresja formy. To właśnie te elementy zainspiro-

wały Eugeniusza Gerlacha w dziełach impresjoni-
stów, postimpresjonistów, futurystów i kubistów. 
Wielcy malarze stali się dla niego wzorem poprzez 
fi lozofi ę życia i fi lozofi ę sztuki. „Na ich przykładzie 
przekonałem się, że zawsze punktem wyjścia do 
tworzenia obrazu jest natura. A więc zachwyt nad 
tym, co widzimy i co przeżywamy. Stąd też wśród 
bliskich mi artystów są: Paul Cezanne, Claude Mo-
net, Vincent van Gogh, PaulGaugin, Henri Matisse, 
Pablo Picasso oraz George Braque, a później Paul 
Klee, Juan Miro, Henri do Toulouse-Lautrec i Ame-
deo Modigliani.” (za: C.Czapliński, Eugeniusz Ger-
lach. Malarstwo 1959-2009, Warszawa 2010, s.19).



233 232 

90

TAMARA BERDOWSKA
(UR. 1962)

bez tytułu z cyklu: Bezsenność, 2017

olej, płótno, 70 x 70 cm
opisany na odwrocie: Tamara Berdowska 2017 olej bez 
tytułu z cyklu Bezsenność

Estymacja: 9 000 – 15 000 zł ◆

PROWENIENCJA
Poznań, kolekcja prywatna

WYSTAWIANY
Poznań, Galeria Piekary, Tamara Berdowska. 
Obrazy nowe i najnowsze, 15 maja - 15 czerwca 2018.
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LEON TARASEWICZ 
(UR. 1957)

Bez tytułu, 2017

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

Estymacja: 40 000 – 50 000 zł ◆

W CAŁEJ POSTAWIE 
ARTYSTYCZNEJ LEONA 
TARASEWICZA, NIE 
TYLKO W MALARSTWIE, 
TKWI SZEREG 
PROSTYCH I PIĘKNYCH 
PRZEKONAŃ, M.IN. 
WŁAŚNIE TO, MOŻE 
WERBALNIE NIE 
WYRAŻONE, ALE 
NARZUCAJĄCE SIĘ 
JUŻ W PIERWSZYM 
ZETKNIĘCIU Z JEGO 
SZTUKĄ, ŻE PIĘKNO 
TKWI W PROSTOCIE.
Łukasz Gorczyca, wypowiedź z 1999 roku, 
[w:] Gola J., Leon Tarasewicz, Warszawa, 2007, s. 174.
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Niniejszy Regulamin określa zasady i wa-
runki sprzedaży dzieł sztuki lub innych 
obiektów kolekcjonerskich na aukcjach 
lub w ramach tzw. sprzedaży poaukcyj-
nych organizowanych przez spółkę pod 
fi rmą DOM AUKCYJNY POLSWISS ART 
Spółka z ograniczoną odpowiedzialno-
ścią z siedzibą w Warszawie, wpisaną do 
rejestru przedsiębiorców prowadzone-
go przez Sąd Rejonowy dla m.st. War-
szawy XII Wydział Gospodarczy Krajowe-
go Rejestru Sądowego, pod numerem 
KRS 0000187973, posiadającą NIP 526-
246-17-79, REGON: 016246823, zwaną da-
lej Domem Aukcyjnym. 
Regulamin obowiązuje wszystkich Licytu-
jących, którzy biorą udział w Aukcji oraz 
Nabywców, którzy zawarli z Domem Au-
kcyjnym umowę sprzedaży lub warunko-
wą umowę sprzedaży w ramach aukcji lub 
w ramach tzw. sprzedaży poaukcyjnej.
Regulamin może być przez Dom Aukcyjny 
w każdym czasie odwołany lub zmieniony 
przez aneksy dostępne w trakcie Aukcji lub 
poprzez obwieszczenie Aukcjonera przed 
rozpoczęciem Aukcji danego Obiektu. Po-
wyższe zmiany nie dotyczą jednak umów 
sprzedaży Obiektów zawartych przed ogło-
szeniem zmiany Regulaminu.

1. Defi nicje 
Aukcja – zorganizowany sposób zawarcia 
umowy polegający na składaniu Domowi 
Aukcyjnemu na zasadach i warunkach okre-
ślonych w niniejszym Regulaminie konku-
rencyjnych ofert nabycia poszczególnych 
Obiektów przez Licytujących, którzy w niej 
fi zycznie uczestniczą lub mogą uczestniczyć, 
i w której zwycięski Nabywca jest zobowiąza-
ny do zawarcia umowy sprzedaży lub warun-
kowej umowy sprzedaży.
Aukcjoner – osoba fi zyczna wyznaczona 
przez Dom Aukcyjny do prowadzenia Aukcji.
Cena wywoławcza – cena wywoław-
cza jest kwotą, od której rozpoczyna się 
Aukcja Obiektu. Zwyczajowo cena wy-
woławcza zawarta jest między połową 
a trzy czwarte dolnej granicy estymacji. 
Obiekty licytowane są w górę, tzn. licyta-
cja może zakończyć się na kwocie wyższej 
niż cena wywoławcza lub równą tej kwo-
cie. Informację o cenie obiektów oznaczo-
nych w katalogu gwiazdką można uzyskać 
w Domu Aukcyjnym.
Cena gwarancyjna – dla każdego obiek-
tu Dom Aukcyjny ustala cenę gwarancyj-
ną. Jej wysokość jest informacją poufną. 
Kwota ta mieści się w przedziale pomiędzy 
ceną wywoławczą a dolną Estymacją. Je-
żeli w trakcie Aukcji cena gwarancyjna nie 
zostanie osiągnięta, zakończenie Aukcji 
skutkuje zawarciem warunkowej umowy 
sprzedaży, co zostaje ogłoszone przez Au-
kcjonera.

Estymacja – podana w katalogu Esty-
macja jest szacunkową wartością Obiek-
tu określoną przez Dom Aukcyjny na 
podstawie cen sprzedaży podobnych 
obiektów, porównywalnych pod względem 
stanu, rzadkości, jakości i pochodzenia. Li-
cytujący nie powinni traktować estymacji 
jako zapewnienia, ani prognozy co do fak-
tycznej ceny sprzedaży. Estymacja nie za-
wiera Opłaty aukcyjnej ani Opłaty z tytułu 
“droit de suite”. Zakończenie Aukcji w prze-
dziale estymacji lub powyżej górnej esty-
macji jest równoznaczne z zawarciem 
prawnie wiążącej umowy sprzedaży po-
między Domem Aukcyjnym a Licytującym, 
który zaoferował najwyższą cenę przyjętą 
przez Aukcjonera. Zakończenie Aukcji po-
niżej dolnej estymacji jest równoznaczne 
z zawarciem warunkowej umowy sprze-
daży pomiędzy Domem Aukcyjnym a Licy-
tującym, który zaoferował najwyższą cenę 
przyjętą przez Aukcjonera.
Formularz rejestracji – dokument spo-
rządzony 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 praw-
na lub jednostka organizacyjna nie posia-
dająca osobowości prawnej, utworzona 
i działająca zgodnie z przepisami właści-
wego prawa, biorąca udział w Aukcji.
Nabywca – Licytujący, który w trakcie 
trwania Aukcji złożył najwyższą Ofertę przy-
jętą przez Aukcjonera, w wyniku czego po-
między nim a Domem Aukcyjnym zostaje 
zawarta umowa sprzedaży lub warunkowa 
umowa sprzedaży.
Obiekt – dzieło sztuki lub inny obiekt ko-
lekcjonerski wystawiony na sprzedaż w ra-
mach Aukcji. 
Oferta – złożona przez Licytującego w trak-
cie trwania Aukcji oferta nabycia Obiektu za 
cenę wyrażoną w polskich złotych
Opłata aukcyjna i podatek VAT – do 
Oferty złożonej przez Licytującego i przyję-
tej przez Aukcjonera Dom Aukcyjny dolicza 
Opłatę aukcyjną w wysokości 18%. Wylicy-
towana cena wraz z Opłatą aukcyjną zawie-
ra podatek od towarów i usług VAT. Opłata 
aukcyjna obowiązuje również w sprzeda-
ży poaukcyjnej, w przypadku, gdy Obiekt 
nie został sprzedany na Aukcji. Dom Aukcyj-
ny wystawia faktury VAT marża.
Opłata z tytułu dokonanych zawodowo 
odsprzedaży oryginalnych egzempla-
rzy utworu plastycznego tzw.  “droit de 
suite” – zgodnie z art. 19-195 Ustawy z dnia 
4 lutego 1994 r. o prawie autorskim i pra-
wach pokrewnych z późniejszymi zmianami 

oraz obowiązującą w Unii Europejskiej dyrek-
tywą 2001/84/WE Parlamentu Europejskiego 
i Rady z dnia 27 września 2001 r. w sprawie 
prawa autora do wynagrodzenia z tytułu od-
sprzedaży oryginalnego egzemplarza dzieła 
sztuki twórcy i jego spadkobiercom, w przy-
padku dokonanych zawodowo odsprzedaży 
oryginalnych egzemplarzy utworu plastycz-
nego, 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 rów-
nowartości 350 000,01euro do równo-
wartości 500 000 euro, oraz

4.  0,25% części ceny sprzedaży, jeżeli ta 
część jest zawarta w przedziale przekra-
czającym 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 naj-
wyżej oferty złożonej przez Licytującego 
i przyjętej przez Aukcjonera przez właści-
ciela obiektu. Dom aukcyjny zobowiązu-
je się negocjować z właścicielem Obiektu 
możliwość obniżenia ceny do kwoty zaofe-
rowanej przez Licytującego i przejętej przez 
Aukcjonera. Jeśli negocjacje nie przyniosą 
pozytywnego rezultatu w ciągu 7 dni ro-
boczych od daty Aukcji Obiekt uznaje się 
za niesprzedany. Dom aukcyjny zastrzega 
sobie wówczas prawo do przyjmowania 
po Aukcji ofert równych cenie gwarancyj-
nej na Obiekty wylicytowane warunko-
wo. W przypadku otrzymania takiej oferty 
od innego Licytującego Dom Aukcyjny in-
formuje o tym fakcie Nabywcę, który zawarł 
warunkową umowę sprzedaży. Nabywca 
ma w takim wypadku prawo do podwyż-
szenia swojej oferty do ceny gwaranto-
wanej i przysługuje mu wtedy pierwszeń-
stwo w zakupie Obiektu. Jeśli Nabywca, 
który zawarł warunkową umowę sprze-
daży, nie podwyższy swojej oferty do ceny 
gwarancyjnej warunkowa umowa sprzeda-
ży zostaje rozwiązana, a Obiekt może zo-
stać sprzedany innemu Licytującemu po 
cenie gwarancyjnej.
2. Postanowienia ogólne
Przedmiotem Aukcji są Obiekty od-
dane do sprzedaży komisowej przez 

sprzedających lub stanowiące własność 
Domu Aukcyjnego. Zgodnie z oświadcze-
niami sprzedających wystawione na Aukcję 
Obiekty stanowią ich własność, bądź też 
sprzedający mają prawo do rozporządza-
nia nimi, a ponadto Obiekty te nie są one 
objęte jakimkolwiek postępowaniem są-
dowym i skarbowym, są wolne od zajęcia 
i zastawu oraz innych ograniczonych praw 
rzeczowych, a także jakichkolwiek roszczeń 
osób trzecich. Dom Aukcyjny zapewnia fa-
chową wycenę oraz rzetelny opis katalo-
gowy Obiektów wystawionych na sprzedaż 
w ramach Aukcji, a także pokrywa koszty 
ich ubezpieczenia. Aukcja jest prowadzona 
w języku polskim i zgodnie z polskim pra-
wem przez Aukcjonera wskazanego przez 
Dom Aukcyjny. Aukcjoner ma prawo do do-
wolnego rozdzielania lub łączenia Obiek-
tów oraz do ich wycofania z Aukcji bez po-
dania przyczyn. Opisy zawarte w Katalogu 
Aukcji mogą być uzupełnione lub zmienio-
ne przez Aukcjonera lub osobę przez niego 
wskazaną przed ich wystawieniem na Au-
kcję. Dom Aukcyjny zapewnia, że opisy ka-
talogowe Obiektów wystawionych na Au-
kcji wykonane zostały w najlepszej wierze 
z wykorzystaniem doświadczenia i wiedzy 
fachowej pracowników Domu Aukcyjnego 
oraz współpracujących z Domem Aukcyj-
nym ekspertów.

3.  Udział w Aukcji – zasady ogólne.
Warunkiem udziału w Aukcji jest zaakcep-
towanie przez Licytującego zasad i warun-
ków Aukcji zawartych w niniejszym Re-
gulaminie 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 
informacje przewidziane w Formularzu 
rejestracji oraz okazać dokument potwier-
dzający tożsamość (dowód osobisty lub 
paszport).
W przypadku powzięcia uzasadnionych 
wątpliwości Dom Aukcyjny ma prawo po-
prosić Licytującego (np. w celu sprawdze-
nia jego wypłacalności, poświadczenia 
jego tożsamości lub w celu uniknięcia fał-
szerstwa) o przedstawienie dodatkowych 
dokumentów lub pozyskać dane o Licytu-
jącym od osób trzecich.
Dane osobowe Licytującego są informa-
cjami 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

REGULAMIN SPRZEDAŻY AUKCYJNEJ 
W DOMU AUKCYJNYM POLSWISS ART SP. Z O.O. 
Z SIEDZIBĄ W WARSZAWIE

4. Osobisty udział w Aukcji
Licytujący może wziąć osobisty udział w Au-
kcji. W tym celu Licytujący powinien przybyć 
do siedziby Domu Aukcyjnego w dacie Au-
kcji określonej w Katalogu i pobrać tabliczkę 
z numerem aukcyjnym, którą można otrzy-
mać przy stanowisku rejestracyjnym po wy-
pełnieniu Formularza rejestracyjnego. Pra-
cownik Domu Aukcyjnego dokonujący 
rejestracji ma prawo poprosić o dokument 
potwierdzający tożsamość Licytującego. 
Bezpośrednio po zakończeniu Aukcji nale-
ży zwrócić tabliczkę z numerem aukcyjnym, 
a w przypadku złożenia najkorzystniejszej 
oferty przyjętej przez Aukcjonera odebrać 
potwierdzenie zawartych umów.

5.  Licytacja w imieniu Licytującego
Dom Aukcyjny może reprezentować Licy-
tującego na podstawie zlecenia licytacji. 
Formularz rejestracji należy przesłać e-ma-
ilem na adres: galeria@polswissart.pl lub 
zostawić osobiście w siedzibie Domu Au-
kcyjnego najpóźniej na godzinę przed roz-
poczęciem Aukcji. W przypadku złożenia 
zlecenia licytacji z limitem Dom Aukcyj-
ny dokłada starań, by Licytujący zakupił 
Obiekt w możliwie najniższej cenie. 

6. Licytacja telefoniczna
Licytujący, którzy chcą brać udział w Aukcji 
za pośrednictwem środków bezpośrednie-
go porozumiewania się na odległość, po-
winni przesłać Formularz rejestracji e-ma-
ilem na adres: galeria@polswissart.pl lub 
zostawić osobiście w siedzibie Domu Au-
kcyjnego najpóźniej na jeden dzień przed 
dniem Aukcji. Pracownicy Domu Aukcyjne-
go połączą się z Licytującym przed rozpo-
częciem Aukcji wybranych obiektów. Dom 
Aukcyjny nie ponosi odpowiedzialności za 
bark możliwości wzięcia udziału w Aukcji 
za pośrednictwem środków bezpośred-
niego porozumiewania się na odległość 
w przypadku problemów z uzyskaniem po-
łączenia z podanym przez Licytującego nu-
merem telefonu. Dom Aukcyjny zastrzega, 
że może rejestrować i archiwizować roz-
mowy telefoniczne z klientem, o których 
mowa powyżej.

7. Przebieg aukcji
Aukcja rozpoczyna się od prezentacji 
Obiektu i podania przez Aukcjonera ceny 
wywoławczej. Licytujący mają prawo skła-
dać swoje Oferty. O wysokości postąpienia 
decyduje Aukcjoner. Zakończenie Aukcji 
Obiektu następuje w momencie uderzenia 
młotkiem przez Aukcjonera i jest równo-
znaczne 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 Au-
kcji wycofać dany Obiekt ze sprzedaży.
W przypadku powstania błędu bądź zaist-
nienia sporu co do wyniku Aukcji, Aukcjo-
ner może ponownie zaoferować Obiekt do 
sprzedaży (również bezpośrednio po ude-
rzeniu młotkiem). W takiej sytuacji Aukcjo-
ner może także podjąć wszelkie inne dzia-
łania, które uzna za racjonalne i stosowne. 

8. Płatności
Licytujący, który w wyniku przyjęcia jego 
Oferty przez Aukcjonera zawarł z Domem 
Aukcyjnym umowę sprzedaży jest zobo-
wiązany do zapłaty ceny powiększonej 

o Opłatę aukcyjną i ewentualnie Opła-
tę z tytułu “droit de suite” za zakupio-
ne Obiekty w terminie 7 dni od dnia Au-
kcji. W przypadku zawarcia warunkowych 
umów sprzedaży termin na dokonanie 
płatności biegnie od chwili poinformowa-
nia Nabywcy przez Dom Aukcyjny o zaak-
ceptowaniu jego oferty przez właściciela 
Obiektu. Dom Aukcyjny jest uprawniony do 
naliczenia odsetek ustawowych za opóź-
nienie w płatności. Dom Aukcyjny przyjmu-
je 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

9.  Płatność w walutach innych niż 
polski złoty

Wszystkie płatności są przyjmowane w pol-
skich złotych. Na specjalne życzenie Licy-
tującego i po wcześniejszym uzgodnieniu 
Dom Aukcyjny dopuszcza możliwość doko-
nania płatności w Euro, Dolarach amery-
kańskich lub funtach brytyjskich. Wartość 
transakcji opłacanej w innej walucie niż 
polski złoty będzie powiększona o opłatę 
manipulacyjną w wysokości 1%. Przewalu-
towanie 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 za-
płaty 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 ter-
minie 7 dni roboczych od daty Aukcji. 
Po tym terminie Dom Aukcyjny przesyła 
wszystkie sprzedane Obiekty do maga-
zynu zewnętrznego, a Nabywca obcią-
żony zostanie kosztami transportu oraz 
magazynowania. Wielkość opłat będzie 
uzależniona od operatora magazynu oraz 
rodzaju i wielkości Obiektu. Zaakceptowa-
nie niniejszego regulaminu równoznaczne 
jest z zaakceptowaniem regulaminu spółki 
magazynowej. 
Po upływie 7 dni roboczych od daty Au-
kcji na Nabywcę przechodzi ryzyko utra-
ty 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 ca-
łej ceny powiększonej o Opłatę aukcyjną 
i ewentualnie o Opłatę z tytułu “droit de 
suite” Dom Aukcyjny bez uszczerbku dla in-
nych swoich praw może zastosować jeden 
lub kilka z poniższych środków prawnych: 
a)  przechować Obiekt w swojej siedzibie 

lub w innym miejscu na ryzyko i koszt 
Nabywcy;

b)  odstąpić od umowy sprzedaży bez ko-
nieczności wyznaczania dodatkowego 
terminu i zatrzymać dotychczas otrzy-
mane od Nabywcy środki fi nansowe 
na poczet pokrycia poniesionych szkód 
i utraconych korzyści;

c)  odrzucić zlecenia Nabywcy w przyszło-
ści lub zrealizować takie zlecenie pod 
warunkiem uiszczenia kaucji;

d)  naliczać odsetki ustawowe za opóźnie-
nie od dnia wymagalności do dnia za-
płaty 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 Nabyw-
cę i przyjęta przez Aukcjonera na aukcji, 
wówczas będzie on zobowiązany do po-
krycia Domowi Aukcyjnemu wynikającej 
stąd różnicy 

f)  wszcząć postępowanie sądowe prze-
ciwko Nabywcy w celu odzyskania wie-
rzytelności;

g)  potrącić wierzytelności Nabywcy wzglę-
dem Domu Aukcyjnego z wierzytelno-
ścią Domu Aukcyjnego wobec tego Na-
bywcy, 

h)  zastosować prawo zastawu na innych 
Obiektach wstawionych przez takiego 
Nabywcę w komis.

13. Reklamacje
Wszelkie reklamacje będą rozpatrywane 
zgodnie z przepisami prawa polskiego. 
Nabywca będący osobą fi zyczną ma pra-
wo zgłosić reklamację z tytułu niezgodno-
ści towaru z umową w terminie 1 roku od 
daty wydania Obiektu. Wobec Nabywców 
nie będących konsumentami Dom Aukcyj-
ny 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 gra-
nice Rzeczypospolitej Polskiej. W związku 
z powyższym Licytujący we własnym za-
kresie powinni się zorientować czy w ra-
zie potrzeby wywozu obiektu poza gra-
nice Polski nie są wymagane dodatkowe 
pozwolenia. Zgodnie z ustawą z dnia 23 
lipca 2003 r. o ochronie zabytków i opie-
ce nad zabytkami (Dz. U. nr 162 poz. 1568, 
z późn. zm.), wywóz określonych obiektów 
poza granice kraju wymaga zgody odpo-
wiednich władz; w szczególności dotyczy 
to obrazów starszych niż 50 lat o wartości 
powyżej 40 000 złotych. Nabywca jest zo-
bowiązany do przestrzegania przepisów 
w tym zakresie, a niemożliwość uzyskania 
odpowiednich dokumentów lub opóźnie-
nie w ich uzyskaniu nie uzasadniają odstą-
pienia od umowy sprzedaży ani opóźnie-
nia 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 przetwarza-
nie jego danych osobowych w celu udzia-
łu w Aukcji i w celach marketingowych 
zgodnie z ustawą o ochronie danych oso-
bowych z dnia 29 sierpnia 1997 roku (t.j. 
z 2014 r. poz 1182 ze zm.).

Administratorem danych osobowych Licy-
tujących jest Dom Aukcyjny.
Licytujący ma prawo dostępu do treści 
swoich danych osobowych, ich popra-
wiania oraz złożenia sprzeciwu wobec ich 
przetwarzania, na zasadach określonych 
w ustawie o ochronie danych osobowych.
Dom Aukcyjny oświadcza, że podanie da-
nych 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 spo-
ry wynikające z umów sprzedaży i warun-
kowych umów sprzedaży zawartych na 
jego podstawie będą rozpatrywane przez 
Sąd powszechny właściwy dla siedziby 
Domu Aukcyjnego.
Licytujący poddają się niniejszym jurysdyk-
cji tego sądu. 

17. Obowiązujące przepisy prawa
Niniejszy Regulamin podlega prawu pol-
skiemu i zgodnie z nim będzie interpre-
towany.
Niniejszy Regulamin stanowi całość uzgod-
nień pomiędzy Domem Aukcyjnym a Licy-
tującymi oraz zastępuje jakąkolwiek wcze-
śniejszą umowę czy porozumienie (czy to 
ustną, czy pisemną) pomiędzy Domem 
Aukcyjnym a Licytującymi dotyczącą ma-
terii objętych przedmiotem niniejszego 
Regulaminie.
Jeżeli jakakolwiek część niniejszego Re-
gulaminu zostanie uznana przez sąd wła-
ściwy lub inny upoważniony podmiot za 
nieważną, podlegającą unieważnieniu, po-
zbawioną mocy prawnej, nieobowiązującą 
lub niewykonalną, pozostałe części niniej-
szego Regulaminu będą nadal uważane za 
w pełni obowiązujące i wiążące, a Dom Au-
kcyjny i Licytujący działając w dobrej wie-
rze zastąpią takie postanowienie posta-
nowieniem ważnym i wykonalnym, 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 mu-
zeach (Dz.U. z 1997r Nr5, poz.24, z późn. 
zm.) – muzea rejestrowane mają prawo 
pierwokupu zabytków bezpośrednio na 
aukcji za kwotę wylicytowaną powięk-
szoną 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 Rze-
czypospolitej Polskiej narodowego do-
bra kultury RP

–  ustawy z dnia 16 listopada 2000 r o prze-
ciwdziałaniu wprowadzaniu do obrotu 
fi nansowego wartości majątkowych po-
chodzących 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 dokonu-
jących transakcji w kwocie powyżej 15 
tysięcy euro.
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Dom Aukcyjny Polswiss Art jest partnerem w programie 

Wealth Consulting dla klientów ING Banku Śląskiego.

AUKCJA DZIEŁ SZTUKI

12 marca 2019 r., godz. 19.00
Dom Aukcyjny Polswiss Art
ul. Wiejska 20, Warszawa

Wystawa przedaukcyjna:
18 lutego – 12 marca 2019 r.
Dom Aukcyjny Polswiss Art
ul. Wiejska 20, Warszawa
pn. – pt.: 11.00 – 19.00
sob.: 11.00 – 15.00

galeria@polswissart.pl
+48 22 628 13 67
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