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Z L E C E N I A  L I C Y TA C J I
zlecenia@desa.pl, 22 163 67 00

A U K C J A  1 2  M A J A  2 0 2 2

C Z A S  A U K C J I
12 maja 2022 (czwartek), 19:00

W Y S TA W A  O B I E K T Ó W
27 kwietnia – 12 maja
poniedziałek – piątek, 11:00 – 19:00 
sobota, 11:00 – 16:00

M I E J S C E  A U K C J I  I  W Y S TA W Y
Dom Aukcyjny Desa Unicum 
ul. Piękna 1a, Warszawa

K O O R D Y N AT O R Z Y

Tomasz Dziewicki
tel. 22 163 66 46, 735 208 999
t.dziewicki@desa.pl

Michał Szarek
tel. 22 163 66 53, 787 094 345
m.szarek@desa.pl

Aleksandra Łukaszewska
tel. 22 163 67 05, 664 981 465
a.lukaszewska@desa.pl

Ewa Światkowska
tel. 787 388 666
e.swiatkowska@desa.pl

ÉCOLE DE PARIS



D O M  A U K C YJ N Y 

ul. Piękna 1A, 00-477 Warszawa
poniedziałek – piątek 11:00 – 19:00, sobota 11:00 – 16:00

tel. 22 163 66 00, biuro@desa.pl

B I U R O  O B S Ł U G I  K L I E N TA
poniedziałek – piątek 11:00 – 19:00, sobota 11:00 – 16:00, tel. 22 163 66 00, bok@desa.pl 

B I U R O  P R Z Y J Ę Ć
poniedziałek – piątek 11:00 – 19:00, sobota 11:00 – 16:00, tel. 22 163 66 10, wyceny@desa.pl

W Y C E N Y  B I Ż U T E R I I :
poniedziałek 11:00 - 15:00, środa 14:00 - 18:00, tel. 795 122 718, bizuteria@desa.pl 

P U N K T  W Y D A Ń  O B I E K T Ó W : 
poniedziałek – piątek 11:00 – 19:00, sobota 11:00 – 16:00, tel. 22 163 66 20, wydania@desa.pl

Z L E C E N I A  A U K C Y J N E
przyjmujemy mailowo i telefonicznie tel. 22 163 67 00, zlecenia@desa.pl

W Y S TA W Y  A U K C Y J N E
WSTĘP WOLNY

kalendarz wystaw dostępny na www.desa.pl

S E K R E TA R I AT  Z A R Z Ą D U
Łukasz Wasilewski, tel. 22 163 66 65, 795 122 698, l.wasilewski@desa.pl

K O N TA  B A N K O W E

mBank S.A. Swift: BREXPLPWMBK
 PLN: 27 1140 2062 0000 2380 1100 1002
EUR: 43 1140 2062 0000 2380 1100 1005
USD: 16 1140 2062 0000 2380 1100 1006

NIP: 5272644731 / REGON: 142733824 / KRS: 0000718495 
Spółka zarejestrowana w Sądzie Rejonowym 
dla m.st. Warszawy XII Wydział Gospodarczy, 
kapitał zakładowy 13 314 000 zł

R A D A  N A D Z O R C Z A  D E S A  S . A .

DOM AUKCYJNY DESA UNICUM JEST CZĘŚCIĄ HOLDINGU 

R O B E R T  J Ę D R Z E J C Z Y K       Przewodniczący    |   A D A M  N I E W I Ń S K I  Członek Rady Nadzorczej   |   I R E N E U S Z  P I E C U C H  Członek Rady Nadzorczej  

G R Z E G O R Z  K R Ó L  Członek Rady Nadzorczej    |   K R Z Y S Z T O F  J U Z O Ń  Członek Rady Nadzorczej 

Z A R Z Ą D  D E S A  S . A .

J U L I U S Z  W I N D O R B S K I  Prezes Zarządu    |   M A R C I N  S O B K A  Członek Zarządu



D Z I A Ł  I T

D Z I A Ł  A D M I N I S T R O W A N I A 
O B I E K TA M I

D Z I A Ł  R O Z L I C Z E Ń D Z I A Ł  L O G I S T Y C Z N Y

D Z I A Ł  F O T O

Piotr Gołębiowski 
Kierownik Projektów IT
p.golebiowski@@desa.pl
tel. 502 994 225

Eryk Łakomy
Asystent ds. IT
e.lakomy@desa.pl
tel. 664 150 861

Justyna Płocińska
Kierownik Działu 
Administrowania Obiektami 
j.plocinska@desa.pl
tel. 22 163 66 21, 538 977 515

Paweł Wątroba
Specjalista ds. obiektów
p.watroba@desa.pl
tel. 22 163 66 21, 514 446 849

Paweł Wołyniak
p.wolyniak@desa.pl
tel. 22 163 66 21, 506 251 934

Kamil Lisek
k.lisek@desa.pl
tel. 538 818 480

Urszula Przepiórka
Kierownik Działu
u.przepiorka@desa.pl
tel. 22 163 66 01, 795 121 569

Magdalena Ołtarzewska
m.oltarzewska@desa.pl
tel. 22 163 66 03, 506 252 044

Michalina Komorowska
m.komorowska@desa.pl
tel. 882 350 575

Karolina Pułanecka 
k.pulanecka@desa.pl 
tel. 538 955 848

Karol Kosowski
Kierownik
k.kosowski@desa.pl
tel. 514 446 885

Kacper Tomaszkiewicz
Ekspert ds. projektów  
specjalnych i klientów VIP
k.tomaszkiewicz@desa.pl
tel. 795 122 708

Marcin Koniak
Kierownik Działu 
m.koniak@desa.pl
tel. 22 163 66 74, 664 981 456

Paweł Bobrowski
Fotograf
p.bobrowski@desa.pl
tel. 22 163 66 75

Marek Krzyżanek
Fotograf
m.krzyzanek@desa.pl
tel. 22 163 66 46

D Z I A Ł  M A R K E T I N G U  I  P R

Marta Wiśniewska
Dyrektor Marketingu
m.wisniewska@desa.pl
tel. 795 122 709

Danuta Maciejewska-Bogusz 
Kierownik projektów internetowych
d.maciejewska@desa.pl
tel. 664 981 461

Elżbieta Kopeć
Redaktor strony desa.pl
e.kopec@desa.pl
tel. 502 994 227 

Arkadiusz Kowalski
Grafik DTP
a.kowalski@desa.pl
tel. 788 269 944

Paulina Babicka 
Grafik kreatywny
p.babicka@desa.pl

Damian Dubielis 
Asystent Działu Marketingu
d.dubielis@desa.pl
tel. 787 255 660 

Public Relations – pr@desa.pl

Z A R Z Ą D  D E S A  U N I C U M

A G ATA  S Z K U P
Prezes Zarządu

M A Ł G O R Z ATA  K U L M A
Członek Zarządu

I Z A  R U S I N I A K
Członek Zarządu

R A D A  N A D Z O R C Z A  D E S A  U N I C U M

J U L I U S Z  W I N D O R B S K I
Przewodniczący Rady Nadzorczej

J A N  K O S Z U T S K I
Członek Rady Nadzorczej

M A R C I N  C Z E R N I K
Członek Rady Nadzorczej



D E PA R TA M E N T  S P R Z E D A Ż Y

ALEKSANDRA K ASPRZYŃSK A
a.kasprzynska@desa.pl 

506 252 031

TERESA SOLDENHOFF
t.soldenhoff@desa.pl

506 251 833

KINGA SZYMAŃSK A
k.szymanska@desa.pl

698 668 221

MA JA L IP IEC
m.lipiec@desa.pl

22 163 67 07, 538 647 637

MAŁGORZATA NITNER
Dyrektor Departamentu Sprzedaży

m.nitner@desa.pl
22 163 67 02, 514 446 892

ALEKSANDRA ŁUK ASZEWSK A
a.lukaszewska@desa.pl

22 163 67 05, 664 981 465

MICHAŁ BOLK A
m.bolka@desa.pl

22 163 67 03, 664 981 449

JADWIGA BECK
j.beck@desa.pl

795 122 720

KAROLINA CIESIELSKA–SOPIŃSKA
k.ciesielska@desa.pl

22 163 67 12, 668 135 447

JULIA  SŁUPECK A 
j.slupecka@desa.pl 

532 750 005

NATALIA  KOWALEK 
n.kowalek@desa.pl 

880 334 401

ANNA ROŻNIECK A 
a.rozniecka@desa.pl

795 121 574

JULIA  GORLEWSK A  
j.gorlewska@desa.pl 

664 981 450

EWA ŚWIATKOWSK A 
e.swiatkowska@desa.pl

787 388 666

MART YNA STOPYRA  
m.stopyra@desa.pl 

889 752 333

MARIA  JAROMSK A  
m.jaromska@desa.pl 

889 752 214

B I U R O  O B S Ł U G I  K L I E N TA

WERONIK A ZARZYCK A 
w.zarzycka@desa.pl 

880 526 448

MAGDALENA BERBEK A 
m.berbeka@desa.pl

734 640 044



D E PA R TA M E N T  P R O J E K T Ó W  A U K C YJ N Y C H

CEZARY L ISOWSKI
Starszy Specjalista

Sztuka Użytkowa, Design
c.lisowski@desa.pl

22 163 66 51, 788 269 908

K ATARZYNA ŻEBROWSK A
Starszy Specjalista

Fotografia Kolekcjonerska
k.zebrowska@desa.pl

22 163 66 49, 539 546 701

MAGDALENA KUŚ
Starszy Specjalista 
Sztuka Użytkowa
m.kus@desa.pl

22 163 66 44, 795 122 718

MAREK WASILEWICZ
Starszy Specjalista 

Sztuka Dawna, Grafika artystyczna
m.wasilewicz@desa.pl

22 163 66 47, 795 122 702

JOANNA TARNAWSK A
Ekspert Komisji Wycen i Ocen

Sztuka polska XIX i XX w.
j.tarnawska@desa.pl

22 163 66 11, 698 666 189

AGATA MATUSIEL AŃSK A
Specjalista 

Sztuka Współczesna 
Prace na papierze

a.matusielanska@desa.pl
22 163 66 50, 539 546 699

ANNA KOWALSK A
Specjalista 

Sztuka Współczesna 
a.kowalska@desa.pl

22 163 66 55, 539 196 531

ANNA SZARY
Specjalista 

Sztuka Współczesna 
a.szary@desa.pl

538 522 885

ALICJA SZNA JDER
Specjalista

Sztuka Współczesna 
Rzeźba i formy przestrzenne 

a.sznajder@desa.pl
22 163 66 45, 502 994 177

K AROLINA STANISŁ AWSK A
Specjalista

Sztuka Młoda i Najnowsza 
k.stanislawska@desa.pl

22 163 66 43, 664 150 864

MICHAŁ SZAREK
Specjalista

Sztuka Dawna
m.szarek@desa.pl

22 163 66 53, 787 094 345

ARTUR DUMANOWSKI
Dyrektor Departamentu 
Projektów Aukcyjnych

a.dumanowski@desa.pl
22 163 66 42, 795 122 725

JULIA  MATERNA
Kierownik Działu  

Projekty Specjalne
j.materna@desa.pl

22 163 66 52, 538 649 945

ANNA SZYNK ARCZUK
Kierownik Działu 

Sztuka Współczesna
a.szynkarczuk@desa.pl

22 163 66 41, 664 150 866

TOMASZ DZIEWICKI
Kierownik Działu 

Sztuka Dawna
t.dziewicki@desa.pl

22 163 66 46, 735 208 999

OLGA WINIARCZYK
Specjalista

Komiks i Ilustracja
o.winiarczyk@desa.pl

22 163 66 54, 664 150 862

WIKTOR KOMOROWSKI
Specjalista

Sztuka Współczesna, 
Grafika artystyczna

w.komorowski@desa.pl
788 260 055

URSZUL A PRUS
Rzeczoznawca Jubilerski

u.prus@desa.pl
 507 150 065

PAULINA BROL
Specjalista

Sztuka Młoda i Najnowsza 
p.brol@desa.pl 

539 388 299

JOANNA WOL AN
Specjalista

Sztuka Młoda i Najnowsza
j.wolan@desa.pl

538 915 090

MONIK A ZABIEŁOWICZ
Specjalista

Sztuka Użytkowa
m.zabielowicz@desa.pl

664 981 453

JAN RYBIŃSKI
Specjalista

Sztuka Dawna
j.rybinski@desa.pl

880 525 282

D E PA R TA M E N T  S P R Z E D A Ż Y





INDEKS

Aberdam Alfred 35-36

Band Max 41

Borvine Frenkel Boris 50

Chapiro Jacques 33

Cyankiewicz Zdzisław 56

Eleszkiewicz Stanisław 61-62

Epstein Henryk 19-22

Garfinkel Dawid 34

Gottlieb Leopold 32

Grunsweigh Natan 29

Halicka Alicja 2

Hassenberg Irena 1

Hecht Joseph 26

Hohermann Alicja 55

Kanelba Rajmund 54

Kisling Mojżesz 9-11

Kwiatkowski Jan 57

Lambert-Rucki Jean 47-48

Landau Zygmunt 44

Lurczyński Mieczysław 59-60

Łempicka Tamara 24-25

Makowski Tadeusz 15-16

Menkes Zygmunt Józef 17-18

Mędrzycki Maurycy 42

Milich Adolf 40

Mondzain Szymon 8

Muter Mela 4-7

Peske Jean 30-31

Pressmane Joseph 23

Rabinowicz Benn Bencion 58

Ronget Elizabeth 3

Schreter Zygmunt 27-28

Sterling Marc 51-53

Ślewiński Władysław 14

Terlikowski Włodzimierz 37-39

Vagh-Weinmann Maurice 49

Weingart Joachim 45-46

Weissberg Leon 43

Zak Eugeniusz 12-13
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I R E N A  H A S S E N B E R G  ( R E N O )
1884-1953

Widok na Planty i kościół św. Anny w Krakowie 

olej/tektura, 59 x 48 cm
sygnowany l.d.: 'Reno'

estymacja: 
10 000 - 15 000 PLN  
2 200 - 3 200 EUR

Irena Hassenberg (Reno) początkowe wykształcenie zdobyła w Akademii Sztuk 
Pięknych w Warszawie. W 1907 przeprowadziła się do Paryża. Artystka od razu 
zaczęła debiutować na wystawach, poczynając od Salonu d’Automne (1907), Salonu 
des Independants i Salonu de Tuileries. Warto wspomnieć, iż miała swoje indywidu-
alne wystawy w galeriach Druet, d’art, Contemporain, du Portique. Prezentowała swe 
prace w Zachęcie w latach 1913, 1915 oraz 1921 na wystawie artystów żydowskich. 
Podejmowała tematykę związaną z pejzażem miejskim, przede wszystkim dotyczącą 
miast francuskich, Korsyki, Krety, a także Krakowa. Artystka rzadko przedstawiała na 
swych dziełach postaci ludzkie. Dalszym jej celem stało się uwiecznienie widoków 
nowojorskich podczas wyjazdu w 1925. Owocem tej podróży jest album „Nowy York”. 
Widok na Planty i kościół św. Anny w Krakowie jest przedstawieniem nawiązującym do 
kompozycji Stanisława Wyspiańskiego oraz Henryka Szczyglińskiego, którzy lubowali 
się w japonizujących, secesyjnych widokach plant. Artyści ci, odnosząc się do sztuki 
japońskich drzeworytów ukiyo-e, korzystali z metody zakratowania głównego tematu 
dzieła poprzez malowanie drzew lub krzewów na pierwszym planie.
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A L I C J A  H A L I C K A
1894-1975

Na plaży, lata 30. XX w.

olej/płótno, 31 x 39 cm
sygnowany l.d.: 'Halicka'

estymacja: 
30 000 - 40 000 PLN  
6 600 - 8 700 EUR

Alicja Halicka to artystka nieszablonowa, której twórczość jawi się niejednoznacznie 
stylowo. Wywodziła się z Krakowa, studiowała u największych mistrzów malarstwa 
polskiego: Józefa Pankiewicza, Leona Wyczółkowskiego oraz Wojciecha Weissa. 
W 1912 wyjechała na studia do Monachium, podczas których miała naocznie stycz-
ność z malarstwem klasyków, tj. El Greca, van Gogha, jak również œuvre niemiec-
kich malarzy: Lovisa Corintha, Hansa Thomy oraz Franza von Lenbacha. Dawna 
szkoła monachijska była dla niej tylko krótkim przystankiem, ponieważ rok później 
osiadła w Paryżu. Związała się z bardzo utalentowanym artystą grafikiem Louisem 
Marcoussisem. Początkowo ulegała wpływom kubizmu, do około 1920, wpływ na to 
miały zapewne zawierane znajomości z jego prekursorami – Picassem, Brakiem oraz 
Picabią. Artystka często wracała do Polski, do Krakowa. Podczas pobytów w rodzinnych 
stronach kreował się jej wyjątkowy styl malarski. Wyróżniało go bajkowe ujęcie tematu, 
poetyckość oraz chłodna, pastelowa kolorystyka.
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E L I Z A B E T H  R O N G E T
1893-1962

Mandolinistka 

olej/płótno, 50 x 40 cm
sygnowany trzonkiem pędzla p.d.: 'E. Ronget'

estymacja: 
7 000 - 9 000 PLN  
1 600 - 2 000 EUR

Prezentowana praca pochodzi z francuskiego okresu twórczości malarki. Strefowe 
rozbicie przestrzeni oraz użycie grubego konturu przypominają o wpływie, jaki na 
artystkę wywarł w latach 20. XX stulecia kubizm. Ronget była malarką, która urodziła 
się w Chojnicach (dzisiaj w Polsce, wtedy na terenie zaboru pruskiego) jednak cała jej 
artystyczna kariera związana była z Austrią, Niemcami i Francją. Rodzice, zauważyw-
szy talent dziecka, posłali ją do Wiednia, gdzie odebrała klasyczne wykształcenie. 
Zetknąwszy się z artystycznym fermentem secesji, postanowiła spróbować innego 
życia i udała się do Berlina. Tam kontynuowała naukę akademicką, czując jednak 
coraz mocniejsze więzi z otaczającymi ją artystami awangardy. Najważniejszą „szkołą” 
był dla niej kubizm oraz kontakt z malarzami kręgu Der Blaue Reiter. W 1926 roku 
Ronget przystąpiła do Novembergruppe. Sytuacja polityczna zmusiła ją na początku 
lat 30. do wyjazdu do Paryża. Zapisała się do Académie de la Grande Chaumière. 
Utrzymywała się z pracy dekoratorki i projektantki. Wkrótce poznała malarza André 
Lhote’a. Wspólna praca uczyniła ją świadomą twórczości Paula Cézanne’a, który silnie 
na nią oddziałał. Główny trzon twórczości malarki to martwe natury i kompozycje 
rodzajowe, w których klarownie dostrzegalne jest oddziaływanie kubizmu. Portret 
mandolinistki jest bez wątpienia dobrym tego przykładem. Rzeczywistość ulega tutaj 
daleko posuniętej deformacji. Przemianom ulegają nie tylko kształty, ale także i cała 
kolorystyka przedmiotów oraz portretowanej kobiety. Poszczególne płaszczyzny 
zostają rozbite na mniejsze formy, które wpływają na powstanie dynamicznej i pełnej 
ekspresji kompozycji.
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M E L A  M U T E R
1876-1967

Bukiet słoneczników w wazonie na tle Rodanu, lata 40. XX w.

olej/płótno, 73 x 60 cm
sygnowany p.g.: 'Muter'
na odwrociu szkic portretu mężczyzny

estymacja: 
400 000 - 600 000 PLN  
87 000 - 131 000 EUR

P O C H O D Z E N I E :
spuścizna po artystce 
Galerie Gmurzynska, Kolonia 
kolekcja prywatna, Europa

„W sztuce trzeba być małomównym, nie należy przedstawiać 
wszystkich szczegółów, a koncentrować się na jedynie na rze-
czach istotnych. (…) To co fascynuje np. u Rembrandta, to właśnie 
to, że wszystkie drugorzędne szczegóły pozostają świadomie 
w cieniu, aby najistotniejsze mogły skupię na sobie najwięcej 
światła”.
Mela Muter





1914 Po wybuchu I wojny światowej rodzina Mutermilchów wyjeżdża do Bretanii. W październiku wracają do Paryża. Mąż i brat Meli 
zaciągają się jako ochotnicy do wojska.

1876 

1892 

Na świat przychodzi córka kupca Fabiana Klingslanda, Maria Melania Klingsland.

Przyszła artystka zdaje maturę w gimnazjum w Warszawie.

1899 

1903 

1915 

1916 

1907 

1902 

Wychodzi za mąż za Michała Mutermilcha, pisarza i działacza socjalistycznego. Uczęszcza do prywatnej Szkoły Malarstwa 
i Rysunku Miłosza Kotarbińskiego.

Poznaje Leopolda Staffa. Pomiędzy parą rodzi się uczucie.

Pobyt w Szwajcarii.

U syna Andrzeja wykryta zostaje gruźlica kości.

Pierwsza wystawa indywidualna w Towarzystwie Zachęty Sztuk Pięknych w Warszawie. Pobyt w Zakopanem, który skutkuje 
zerwaniem więzi ze Staffem.

Debiut na wystawach w Polsce i we Francji.

1900  

1911 

1918  

1919

1922-1923 

1925 

1945 

1965 

1967 

1923 

1930-1934 

1913 

1918-1919 

1920 

1939 

1994 

1921

1962 

1924 

1917 

1908 

1892-1899 

1901 

Na świat przychodzi syn Meli i Michała, Andrzej.

Wystawa indywidualna w Galerii Sztuki Współczesnej J. Dalmau w Barcelonie. W kolejnym roku uczestniczy w wystawie zbiorowej 
artystów polskich w tej samej galerii.

Henri Matisse i Gino Severini odwiedzają Muter w pracowni. Coraz silniejsze więzi łączą ją z kręgiem socjalistów. 
Współpracuje z czasopismem „Clarté”.

Rozwód z Michałem Mutermilchem.

Śmierć ojca. Muter przechodzi konwersję na katolicyzm.

Poznaje poetę Rainera Marię Rilkego, z którym wymieniać będzie korespondencję. Rozpoczynają się prace nad willą dla artystki, 
którą projektuje Auguste Perret.

Powrót do Paryża. Od 1944 roku wynajmuje swój paryskim dom Jeanowi Dubuffetowi – w latach 50. będzie z nim toczyć spór 
o zamieszkanie tej nieruchomości.

Wystawa indywidualna w Galerie Gmurzynska w Kolonii. W 1967 zostanie tam zorganizowana jej wystawa pośmiertna.

Artystka umiera w Paryżu i zostaje pochowana w Bagneux.

Pobyt w Serrieres u Alberta Gleizesa – Muter ulega wpływom kubizm.

Prowadzi prywatne kursy malarstwa i rysunku.

Kolejny pobyt w Hiszpanii. Wakacje spędza w Ondarroa w Kraju Basków. Monografistka artystki Barbara Brus-Malinowska 
określa ten czas jako jeden z najlepszych i najpłodniejszych okresów w twórczości artystki.

Podróżuje między Paryżem a sanatoriami i pensjonatami w Berck, Vernet-les-Bains, Prades i Allevard, gdzie kuracje 
przechodzą jej syna Andrzej i chory płucnie Lefebvre.

W tajemniczych okolicznościach umiera wskutek zatonięcia statku na Morzu Białym Lefebvre. Wyjechał do Rosji na kongres 
III Międzynarodówki.

Po wybuchu II wojny światowej wyjeżdża do Prowansji. Mieszka w Villeneuve-les-Avignon. W kolejnych latach, ukrywając 
się, maluje widoki z okolic Awinionu i znad Rodanu. W latach 1942-1943 mieszka w Awinionie.

W grudniu 1994 roku w Muzeum Narodowym w Warszawie zostaje otwarta wystawa prac Muter w kolekcji Nawrockich. 
Od tego momentu jej postać i dzieło zyskają rozpoznawalność w Polsce.

Pierwszy pobyt na Lazurowym Wybrzeżu. Odwiedza Trayas (gdzie tworzy cykl „Czerwone skały”) oraz Saint-Tropez.

Spuścizna malarska Muter zostaje odnaleziona i odzyskana przez Bolesława Nawrockiego.

Nagła śmierć syna Andrzeja.

Po bitwie pod Verdun Muter opiekuje się rannymi i kalekami, początek działalności pacyfistycznej malarki. 
Poznaje Raymonda Lefebvre’a, znacznie młodszego polityka i działacza lewicowego, z którym połączy ją romans.

Pobyt we Florencji. W lutym doznaje wypadku – wskutek wybuchu kuchenki gazowej zostaje okaleczona. 
Śmierć matki artystki.

Pobiera prywatnie lekcje rysunku i gry na fortepianie.

Rodzina wyjeżdża do Paryża. Mela wynajmuje pracownię przy Boulevard Arago 65. Pierwszy wyjazd 
do Concarneau w Bretanii.



M
ela M

uter, ok. 1920

MELA MUTER:
KALENDARIUM ŻYCIA I TWÓRCZOŚCI



Bukiet słoneczników to chętnie podejmowany temat przez artystów w na-
wiązaniu do arcydzieła Vincenta van Gogha. Mela Muter również zmierzyła 
się z legendarnym motywem. Kompozycja Muter prezentuje tytułowy 
bukiet, ale również pejzaż za oknem. Martwe natury to wyraźny element 
dojrzałej sztuki malarki. Jej wcześniejsze dzieła z początku XX wieku za-
wierały w sobie fragmenty przedstawiające drobne przedmioty. W 1907 po-
wstała jej pierwsza pełna martwa natura z białymi kwiatami, którą publika 
podziwiała na wystawie w Zachęcie. Wiele z jej kolejnych dzieł w tym typie 
powstało w czasach Wielkiej Wojny. Czynnikiem, który stymulował artystkę 
do tworzenia takich pracy, był kontakt z naturą, jej wyjazdy do Bretanii. 
Powstały wtedy całe serie martwych natur, głównie były to dary morza, ryby 
oraz owoce, kraby oraz mule. Z obrazów biła niezwykła kolorystyka, nasyco-
na czerwienią. Według krytyki było to symboliczne nawiązanie Muter do 
dramatu I Wojny Światowej, która wyjątkowo mocno odcisnęła swe piętno na 
francuskim narodzie. Katalonia okazała się kolejnym pobudzającym moto-
rem do tworzenia nowych dzieł. Już w 1911 odbyła się jej głośna indywidu-
alna wystawa w Barcelonie, w Galerie de Arte Contemporaneo urządzona 
dzięki artyście José Dalmau. Artystka od tego momentu powracała tam 
każdego roku. Kolejna duża podróż artystki przypadła na lata 40., 

w związku z wybuchem kolejnej wojny. Muter osiadła w tym czasie 
w okolicach Awinionu, gdzie musiała się ukrywać. Krytycy dostrzegają 
z tego okresu jej nawiązania do sztuki Vincenta van Gogha. 
Podobnie jak ten genialny artysta doświadczyła problemów natury 
psychicznej w wyniku utraty syna i ukochanego oraz choroby oczu. W tle 
słoneczników ukazała Rodan, natomiast rzeka ta stanowiła również samo-
dzielną tematykę w jej dorobku artystycznym. Zazwyczaj były to wiry na 
Rodanie. Słoneczniki, które powstały w latach 40. XX wieku, są pozba-
wione atmosfery, która panowała na jej dziełach z lata 1914-18. Paradok-
salnie cechuje je za to wyciszona aura oraz błogi spokój. Już w latach 20. 
wyjątkowo celnie ujął rys jej twórczości Edward Woroniecki: „Podziwiamy 
u pani Meli Muter wolę życia i bezgraniczne umiłowanie przyrody. Pejzaże, 
postacie, kompozycje malowane z natury w Hiszpanii czy też na południu 
Francji zachwycają nas tu intensywnością rysunku i koloru nakładanego 
szerokimi pociągnięciami, z pominięciem żmudnego wykańczania szczegó-
łów. W tych szybkich, syntetycznych notatkach uchwycono pełne życia 
motywy, a jednocześnie pozostał w nich świeży ślad zachwytu artystki nad 
odwiecznymi cudami natury. Jakież to wszystko pogodne, prawdziwe święto 
koloru i słońca!”.

Mela Muter, Słoneczniki w wazonie z pejzażem w tle, około 1940-1945
kolekcja prywatna

Vincent van Gogh, Słoneczniki, 1888, Neue Pinakothek, Monachium
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M E L A  M U T E R
1876-1967

"Portret kobiety", lata 20. XX w.

olej/płótno, 80,5 x 64,5 cm
sygnowany l.g. 'MUTER'
na odwrociu opisany: 'MUTER | Portrait de femme | Y825F 81 x 65'
na odwrociu ramy nalepki inwentarzowe

estymacja: 
500 000 - 800 000 PLN  
108 700 - 174 000 EUR

P O C H O D Z E N I E :
spuścizna po artystce 
Galerie Gmurzynska, Kolonia 
kolekcja prywatna, Europa

„Mela Muter, której bogata twórczość tematycznie wprost nie-
ograniczona, postawiła ją w pierwszym rzędzie młodych polskich 
mistrzów, miała stać się w tym samym czasie jedynym z portreci-
stów europejskich, zdolnym do przekazania przyszłym pokoleniom 
najwspanialszych na świecie umysłów swego wieku”.
André Salmon, Le peinture de Mela Muter, „Pologne Littéraire” 1933, nr 87, s. 5







Według opinii Adolfa Baslera – Mela Muter była obok Olgi Boznańskiej najzdol-
niejszą portrecistką wśród Polek działających na artystycznej scenie Paryża. 
Malarkę cechował oryginalny i w pełni indywidualny styl. Jej modele odznaczali 
się wyjątkowymi rysami twarzy, niezwykle ekspresyjnymi. Paryska społecz-
ność szybko dostrzegła talent artystki, a krytyka zachwalała portrety jej pędzla. 
Podczas Wielkiej Wojny portretowała ona głównie paryską socjetę. Pozowali jej 
krytycy, pisarze, politycy, malarze, rzeźbiarze. W latach 20. XX wieku zaczęła 
przedstawiać melancholijne wizerunki dzieci, tematykę macierzyństwa oraz 
anonimowe postaci dorosłych. Artystka według wielu opinii potrafiła wniknąć 
w psychikę modela, przeanalizować jego wewnętrze rozterki, a następnie oddać 
prawdę o człowieku na płótnie. Nastrój postaci uwidacznia się w wyrazie ich 
twarzy, układzie ciała i ułożeniu rąk. Mieczysław Sterling cenił Muter za jej 
prawdziwość obrazowania, która wręcz przerażała odbiorców. Francuski krytyk 
Max Goth również podkreślał, iż tworzone przez nią wizerunki są dobitne oraz 
bezpośrednie psychologicznie. 

Portrety są niewątpliwie dziełami najbardziej charakterystycznymi dla œuvre 
Meli Muter. Pierwsze tego typu prace wyróżnia jeszcze inspiracja symbolizmem 
angielskiego twórcy Jamesa McNeill’a Whistlera. W portretach tych panuje 
intymny nastrój i kameralna atmosfera. W kolejnych latach, począwszy od 1901 
roku, podczas wakacji w Concarneau, Muter malowała starszych ludzi, osoby 
niedołężne, niepełnosprawne oraz sieroty. W latach 20. Wyraźnie zmieniła swą 
retorykę przedstawień. Bohaterem jej obrazów stała się śmietanka towarzyska 
Paryża. Ulubioną scenerią Muter była wówczas jej własna pracownia, model na 
tle ściany, przedstawiony na krześle. Malarka silnie akcentowała partie rąk oraz 
dłoni swych postaci. Kobieta z obrazu prezentowanego w katalogu aukcyjnym po-
siada wszystkie wyżej wymienione cechy. Artystka wyeksponowała jej południową 
urodę oraz melancholię duszy. 
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M E L A  M U T E R
1876-1967

"Portret prof. Baly", lata 20. XX w.

olej/płótno, 93 x 73 cm
sygnowany l.g: 'Muter'
na krośnie malarskim papierowe nalepki Galerie Gmurzynska w Kolonii

estymacja: 
600 000 - 1 000 000 PLN  
131 000 - 217 000 EUR

P O C H O D Z E N I E :
spuścizna po artystce 
Galerie Gmurzynska, Kolonia 
kolekcja prywatna, Europa

„(…) Nie, ja wcale nie maluję portretów psychologicznych, ja 
nawet nie wiem, co trzeba uczynić, by stworzyć portret psycholo-
giczny, Nie zadaję sobie nigdy pytania, czy osoba znajdująca się 
przed moimi sztalugami jest dobra, fałszywa, hojna, inteligentna. 
Staram się zawładną nią i przedstawić, tak jak czynię to w przy-
padku kwiatu, pomidora czy drzewa, wczuć się w jej istotę; jeśli 
mi się to udaje, wyrażam się przez pryzmat jej osobowości (…)”.
Mela Muter





„Portrety Meli Muter są od głębi podjętą kwintesencją 
człowieka, spostrzeżoną w jakimś bardzo nieuchwytnym, 

nieraz może jedynym momencie zdrady wewnętrznej 
przed innym człowiekiem. Jest to portrecistka obdarzona 

wielką umiejętnością wnikania w życie ludzkie, 
umiejętnością oddawania bardzo mozolnie wyszukanej 
prawdy o człowieku portretowanym w wyrazie twarzy, 
układzie ciała, w ułożeniu, wyrazie rąk i podawania tej 

prawdy w formie bardzo bezwzględnej.

Portrety Meli Muter są często dla portretowanego 
jak gdyby odsłonięciem przed kimś innym własnego 

charakteru. Bezwzględność prawdy dojrzałej 
przez malarkę przeraża go. Zdaje mu się, że jest 

<<zbrzydzony>>. Godzi go z portretem niezawodne 
podobieństwo fizyczne i osobista faktura malarki, 

faktura zdobyta latami ciężkiej pracy. Mocno zbudowane 
rysunkiem, kładzione silnymi, chropowatymi 

płaszczyznami farby w kolorze najczęściej niebieskim, 
opartym o żółte tony akcesoriów, pomyślane jako 

kompozycja barw i płaszczyzn, portrety te są dzisiaj 
arcydziełami sztuki malarskiej”.

Mieczysław Sterling, Z paryskich pracowni. August Zamoyski – Mela Muter, 
„Głos prawdy” 1929, nr 6, s. 3





Mela Muter, przed 1911



Mela Muter, właściwie Maria Melania Mutermilch, pochodziła ze spo-
lonizowanej żydowskiej rodziny z Warszawy. Już od najmłodszych lat 
miała styczność ze światem kultury i sztuki, ponieważ jej ojciec, Fabian 
Klingsland, był mecenasem literatów, a brat Zygmunt krytykiem sztuki. 
W 1899 wyszła za mąż za Michała Mutermilcha – krytyka literackiego oraz 
pisarza. Urodził im się syn – Andrzej. Malarstwa uczyła się w warszawskiej 
szkole Miłosza Kotarbińskiego, lecz nie było to profesjonalne wykształce-
nie, dlatego Muter podkreślała, iż jest samoukiem. Jej pierwsze obrazy to 
nokturny. Mają one w sobie znamię symbolizmu Whistlera. W 1901 wraz 
z rodziną przeprowadziła się do Paryża. Ówczesna stolica artystyczna 
umożliwiła jej rozwój zawodowy. Poznała wiele wybitnych osobistości świata 
literackiego oraz malarskiego. Uczęszczała na zajęcia w Académie de la 
Grande Chaumière i Académie Colarossi, ale to przebywanie oraz dyskusje 
z artystami sprawiły, że rozwinęła swój talent. Szybko dostrzegła to paryska 
krytyka artystyczna. Jej pierwszy debiut wystawienniczy miał miejsce 
w 1902, czyli zaledwie rok po przyjeździe do Francji. Kraj ten oferował 
malarce dużo więcej. Jedną z takich możliwości było odkrywanie nowych 
rejonów, np. Bretanii. Zaczęła malować tamtejszy pejzaż oraz portretować 
jego mieszkańców. Nawiązała kontakt z artystami École de Pont-Aven, 
między innymi Władysławem Ślewińskim. Znajomość ta wpłynęła na jej 
zainteresowanie syntetyzmem. Kolejnym bodźcem, który pobudzał artystkę 
do powstawania nowych dzieł, był krajobraz Hiszpanii. Jej dzieła docenił 
malarz José Dalma, urządzając wystawę jej dzieł w Galerie de Arte Contem-

poráneo w Barcelonie. Dzieła, które powstały w okresie wakacji w Katalonii 
wyróżniają się ekspresjonistycznym charakterem. Artystka zmieniła paletę 
barwną na dużo żywszą. Podczas I Wojny Światowej znalazła schronienie 
w Bretanii. Malowała ekspresyjne martwe natury, gdyż, jak sądziła, nikt nie 
miał czasu oraz ochoty, aby pozować w tak ciężkim czasie. W 1917 poznała 
lewicowego intelektualistę Raymonda Lefebvre’a. Niestety rozłączyła ich 
śmierć mężczyzny w 1920. Los nie szczędził Muter. W 1924 zmarł jej syn. 
Malarka bardzo przeżyła te dwie tragedie, zachorowała na depresję. 
W życiu zawodowym była w tym czasie bardzo ceniona, jej sztukę chwalił 
sam Henri Matisse. Zaczęła portretować środowisko, w którym przebywała. 
Jej portrety wyróżniał duży rozmiar pola obrazowego, oryginalne pozy mo-
deli oraz ich brak kontaktu wzrokowego z odbiorcą dzieła. Idealnie oddaje 
to portret profesora Baly, z którego oczu bije smutek oraz pewnego rodzaju 
zagubienie. Portrety tego typu cieszyły się dużym powodzeniem. Nazywano 
je psychologicznymi, ale Muter nie podobało się to określenie. W jej œuvre 
znalazły się wizerunki polityków, muzyków, artystów, naukowców. Druga 
Wojna Światowa zmusiła artystkę do ucieczki do Awinionu. Z tego czasu 
pochodzą martwe natury z kwiatami oraz pejzaże rzeki Rodan. Pod koniec 
wojny wróciła do Paryża, natomiast nie odnosiła już tak dużych sukcesów. 
Przyczyniła się do tego choroba oczu, która uniemożliwiała pracę. Ostatnie 
lata spędziła niemalże w samotności i w ciężkich warunkach do życia. 
Zmarła w 1967.
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M E L A  M U T E R
1876-1967

Wieża Filipa Pięknego w Villeneuve-lès-Avignon, lata 40. XX w.

olej/sklejka, 61 x 49,6 cm
sygnowany l.d.: 'Muter'
na odwrociu szkic kompozycji olejnej

estymacja: 
150 000 - 250 000 PLN  
33 000 - 54 000 EUR

P O C H O D Z E N I E :
kolekcja prywatna, Francja

Krajobrazy przedstawiające malownicze zakątki doliny Rodanu pojawiają się w twór-
czości Meli Muter od lat 30. XX wieku, przede wszystkim jednak od początku lat 40. 
Po ewakuacji Paryża w 1940 roku Muter zamieszkała na południu Francji, początkowo 
w Villeneuve-lès-Avignon, a potem w samym Awinionie. Utrzymywała się głównie 
z oszczędności i pracy nauczycielskiej. W żeńskim College Saint-Marie artystka 
uczyła rysunku, wykładała literaturę i historię sztuki. Równocześnie nie zaprzestała 
pracy artystycznej. W latach wojennych powstały pejzaże z okolic Awinionu i sceny 
rodzajowe przedstawiające charakterystyczny dla œuvre Muter motyw macierzyństwa. 
W tym samym czasie Muter opracowała prawdopodobnie kilka nieopublikowanych 
do dzisiaj utworów literackich: „Kuchnię malarską” („La cousine de la peinture”) 
i powieść historyczną „Patriota”. Artystka do Paryża wróciła w 1945 roku. Zamieszkała 
wtedy na rue Boissonnade 40. Nie ucięła jednak kontaktów zawiązanych w Awinio-
nie w czasie okupacji; malarka jeździła na południe jeszcze w okresie powojennym, 
spędzając tam głównie miesiące letnie. Władze Awinionu udostępniły jej nieodpłatnie 
małe mieszkanie położone na zboczach skarpy z ogrodami papieskimi. Już w okresie 
dwudziestolecia międzywojennego krytycy zwracali uwagę na jakość jej prac pejza-
żowych. W czasie swoich wyjść plenerowych Muter często powracała do tych samych 
motywów. W jej twórczości regularnie pojawiają się widoki przedstawiające widoki 
Awinionu, przede wszystkim krajobrazy uchwycone z wysokiej skarpy z perspektywą 
na Rodan. Portretowała nabrzeża, mury i wąskie uliczki starego miasta oraz kamienne 
mosty na rzece. Szczególnie często w jej twórczości powraca XIV-wieczny Fort Święte-
go Andrzeja w Villeneuve-lès-Avignon. Artystka portretowała ten zabytek wielokrotnie, 
wyobrażając go jako dominantę w prowansalskim, wzgórzystym pejzażu poprzeci-
nanym kubicznymi strukturami domów oraz srebrnozielonymi sadami oliwkowymi. 
W prezentowanym dziele malarka ujęła jesienny krajobraz z szerokim widokiem na 
Rodan. Sylwety drzew przecinają szmaragdową połać rzeki, kierując wzrok widza ku 
XIII-wiecznej wieży obronnej oraz XIV-wiecznemu fortowi.
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S Z Y M O N  M O N D Z A I N
1890-1979

Krajobraz z południa Francji ("Paysage"), 1921

olej/płótno, 65 x 54 cm
sygnowany i datowany p.d.: 'Mondzain | 1921'
sygnowany i datowany na odwrociu: 'Mondzain | 1921' 
oraz opisany na krośnie malarskim: 'Mondzain. Salon 1921 No 6 (przekreślone) "Paysage"'

estymacja: 
45 000 - 60 000 PLN  
9 800 - 13 000 EUR

P O C H O D Z E N I E :
kolekcja prywatna, Polska

Po przyjeździe do Francji Mondzain szybko wkroczył w orbitę międzynarodowego 
środowiska artystycznego i przedstawicieli awangardy. Zamieszkał przy rue le 
Goff w lewobrzeżnej części Paryża i zaprzyjaźnił zAndré Derainem i Mauricem de 
Vlaminckiem. Kilka lat wcześniej stali się oni sprawcami fowistycznego przewrotu 
w malarstwie. Wkrótce Mondzain zaczął obracać się w kręgu kubistów: Guillau-
me’aApollinaire’a, Pabla Picassa, Georgesa Braque’a. Jednocześnie studiował dzieła 
dawnych mistrzów w Luwrze, poszukując klasycznego pierwiastka w sztuce. W 1913 
roku śladem wielu współczesnych wyjechał do Bretanii, a rok później – do Hiszpanii. 
Podróże były istotnym impulsem artystycznym w dalszej części jego życia. Po wybu-
chu Wielkiej Wojny Mondzain wstąpił do Legii Cudzoziemskiej, podobnie jak Mojżesz 
Kisling, Ludwik Markus, Xawery Dunikowski czy Jan Lambert-Rucki. Do 2. Oddziału 
Cudzoziemskiego dołączył wiosną 1915 roku. W 1917 roku został raniony i poddany 
w Paryżu rekonwalescencji. Podczas służby frontowej nie przestał tworzyć, a jego ob-
razy i rysunki stanowią przejmujące świadectwa doznania wojny. Począwszy od lat 20. 
XX wieku, u Mondzaina można zaobserwować odwrót od ekspresjonizmu i coraz sil-
niejsze tendencje klasycystyczne. W pracach z tego czasu z całą mocą wybrzmiał doj-
rzały styl autora – oparty na logicznej konstrukcji, precyzyjny w rysunku, z subtelnie 
zestrojoną kolorystyką. Swoistą cechą kompozycji malarza jest graficzna dokładność. 
Prezentowana praca przedstawia fragment skalistego wybrzeża Morza Śródziemnego 
ze ścieżką między głazami z pochyłymi sylwetami sosen. W tle majaczy zatok, a kolor 
skał podpowiada lokalizację w okolicach Trayas na Lazurowym wybrzeżu. Tzw. czer-
wone skały malowała też Mela Muter w serii krajobrazów z około 1921 roku.
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M O J Ż E S Z  K I S L I N G
1891-1953

Akt siedzący blondynki ("Nu blond"), 1927

olej/płótno, 65,4 x 54,6 cm
sygnowany p.d.: 'Kisling'

estymacja: 
1 000 000 - 1 500 000 PLN  
217 000 - 326 000 EUR

P O C H O D Z E N I E :
kolekcja Pani Evans, Nowy Jork 
Christie's, Nowy Jork, listopad 1990 
kolekcja prywatna, Stany Zjednoczone 
kolekcja prywatna, Polska

L I T E R AT U R A :
Joseph Kessel, Kisling 1891-1953, katalog raisonné, red. Jean Kisling, t. 1, Paris 1971, nr kat. 42, s. 330 (il.)

„Nie ma niczego poza Paryżem. Wszystko – idee, ludzie, wizje ma-
larstwa dla nadciągającego wieku – wszystko można znaleźć tylko 
w Paryżu. Dla mnie jest trochę za późno. Wiek, rodzina, przyzwy-
czajenia. Lecz ty – ty masz talent, młodość, siłę, odwagę”.
Józef Pankiewicz do Mojżesza Kislinga, za: Joseph Kessel, Kisling, w: Kisling 1891-1953, 
katalog raisonné, t. 1, Torino 1971, s. 20





Mojżesz Kisling, Artysta w pracowni przy Rue Joseph-Bara 30, 1929





Mojżesz Kisling w mundurze, okres I wojny światowej



Niewątpliwym impulsem dla Mojżesza Kislinga, aby wyjechać z Krakowa do 
Paryża, były słowa jego nauczyciela Józefa Pankiewicza. Mentor uważał, że tylko 
w stolicy Francji możliwy jest pełen rozwój artystyczny. Uważał tak, ponieważ 
było to miejsce zrzeszające artystów z całego świata, którzy tworzyli nowe idee 
oraz kreowali przyszłość sztuki. Dzięki przyjaźni z pisarzem Szalomem Aszem 
udało mu się zdobyć prywatne stypendium, aby rozpocząć swą naukę w mieście 
nad Sekwaną około 1911.

Po przybyciu w to miejsce Kisling utrzymywał bliskie kontakty z polskimi arty-
stami – Gottliebem oraz Ślewińskim. Podróżował coraz więcej po Francji, między 
innymi na południe, czerpiąc wraz z innymi artystami inspirację do swych dzieł. 
W ten sposób powstały martwe natury z owocami z Audierne, które pozwoliły mu 
na debiut w na Salonie Jesiennym w 1912. Zdobył protekcje swojego pierwszego 
marszanda – Adolfa Baslera. Człowiek ten miał szerokie wpływy, dzięki czemu 
rozpowszechnił sztukę Kislinga także w Niemczech. Zaowocowało to kolejnymi 
wystawami: Nowej Secesji Monachijskiej w Galerie Dietzel w Monachium oraz 
berlińskiej Wolnej Secesji. Malarz z chęcią spędzał czas w towarzystwie polskiej 
emigracji. Należał do Towarzystwa Artystów Polskich. Zamieszkał na mansardzie 
hotelu na rue des Beaux-Arts, następnie na Montmartre, w Bateau-Lavoir, czyli 
domu połączonym z pracowniami artystycznymi. W tym okresie zaprzyjaźnił się 
z Pablem Picassem, krytykami – Maxem Jacobem, Guillaume’em Apollinairem 
oraz André Salmonem. Kisling również często pozował jako model dla Jeana 
Marchanda, Haydena oraz Romana Kramsztyka. Po powrocie do Paryża z pobytu 
Céret wynajął mieszkanie na Montparnassie. Tam wówczas zaczęło się spotykać 
całe środowisko artystyczne, w tym Picasso, Derain i Gris. Kisling zyskał sympa-
tię całej socjety. Urzekał swoją osobowością, był niesamowicie towarzyski oraz 
pomocny. Żywo uczestniczył w konwersacjach, był stałym gościem balów, maska-
rad oraz wszelkich spotkań w kawiarniach. Zyskał tytuł „księcia Montparnasse’u” 
oraz zaskarbił sobie serca bohemy Paryża.

Styl malarski Kislinga bardzo szybko ewoluował. W latach 1912-18 kreował 
się jego język malarski, od nawiązań do Cezanne’a po fascynacje kubizmem 
i ekspresjonizmem. Nie było to dla niego wystarczające, artysta nadal próbował 
odnaleźć nową formułę realistycznego malarstwa. Udało mu się to w malowanych 
portretach około 1912. Postaci Kislinga już wtedy mają wyraźnie zarysowane kon-
tury, czytelne rysy twarzy. Fascynacja kubizmem rozwinęła się podczas wyjazdu 
Kislinga w Pireneje, ich wschodnią część do miejscowości Céret. Przybywali tam 
również Pablo Picasso, Juan Gris, Henri Matisse, Georges Braque oraz Manolo. 
Malarz starał się początkowo stosować do zasad geometryzacji kompozycji, nato-
miast nie łączyła się ona z jego osobowością, która była niezwykle żywiołowa.

Artysta został powołany do Legii Cudzoziemskiej. W 1917 został ranny i następnie 
zamieszkał w Saint-Tropez. Miejscowość ta silnie rezonowała na jego malarstwo. 
Nowe działa były pełne intensywnych barw, światła. Wyróżniała je niezwykła 
dokładność konturu. Jego styl zbliżył się ku magicznemu realizmowi. W jego 
twórczości obok pejzażu zaczął dominować portret oraz akt. Portretował głównie 
kobiety oraz dzieci o bardzo melancholijnym wyrazie twarzy. Ujmował postaci 
w popiersiu oraz do kolan z głową ukazaną w trzech czwartych lub na wprost. 
Jego postaci charakteryzowały szeroki zarys oczu oraz idealizacja. Dzieła cecho-
wał linearyzm i nawiązywanie do dzieł malarstwa holenderskiego XVII wieku, do 
twórczości Jeana Auguste’a Dominique’a Ingresa.

Rok 1919 był przełomowy dla jego kariery, wystawił wtedy w galerii Druet swoje 
najwybitniejsze dzieła. Wystawa była jego wielkim sukcesem zawodowym.

Kolejna wojna spowodowała, iż artysta ze względu na swe pochodzenie musiał 
wyjechać z Francji. Przez kolejne sześć lat zamieszkiwał w Nowym Jorku. Po 
wojnie powrócił do swojej rodziny nad lazurowe wybrzeże, do miejscowości 
Sanary-sur-Mer.



W 1914 akty po raz pierwszy pojawiają się w œuvre Kislinga. Przedstawienia te 
powstawały w pracowni przy Rue Jospeh-Bara. Obrazował przede wszystkim 
najmowane modelki. Najczęściej malował słynną Kiki, zwaną również jako jego 
damską odpowiedniczkę, czyli „królową Montparnassu”. W rzeczywistości na-
zywała się Alice Ernestine Prin. Była najchętniej portretowaną modelką XX-lecia 
międzywojennego.

Akty Kislinga wyróżniał giętki linearyzm, delikatna karnacja, często też oriental-
na uroda modelek, przejrzysta oraz niebanalna kolorystyka. Krytycy porównywali 
jego sylwetki do dzieł Sandro Botticellego.

Akty Kislinga, tak jak jego portrety, cechowały się czasem intensywnym kolo-
rem. Malował szeroko, dużymi plamami o gładkiej, czystej powierzchni. W tle 
zazwyczaj znajdował się pejzaż, neutralne wnętrza bądź tkaniny. Kobiety na jego 
obrazach przybierały siedzące oraz leżące pozy. Spoczywały one zazwyczaj na 
atłasowych kanapach bądź tkaninach. Wizerunki te były swoistym stylowym 
nawiązaniem do konwencji malarstwa salonowego. Akt siedzącej blondynki „Nu 
blond” z 1927 wpisuje się w typowe dla Kislinga przedstawienia aktów kobiecych, 
bliskich sztuce klasyków paryskiej sztuki nowoczesnej początku XX wieku.

W swojej pracowni artysta zawiesił fotografie kobiet o różnym typie urody, z wielu 
stron świata, o różnej narodowości oraz bogatych tradycyjnych strojach. Takie 
otoczenie sprawiało, że czuł się zainspirowany oraz pobudzało go to do tworzenia 
nowej jakości portretu i aktu. Na portretach widniał często wizerunek jego żony 
Renée, ale również kobiet zlecodawczyń. Bohaterkami aktów były anonimowe 
kobiety zapraszane przez niego do pracowni oraz modelki tego okresu. Artysta 
wybierał do swych obrazów modelki o migdałowatych oczach, o wyjątkowej uro-
dzie. Wyraźne w tym typie przedstawień są wpływy malarstwem jego przyjaciela 
z pracowni – Modiglianiego.

Oprócz osławionej modeli Kiki artyście pozowała francuska Kreolka – Aicha, która 
była rozpoznawalna ze współpracy z Pascinem. Kolejno siostry Bronia i Tylia 
Perlmuter wywodzące się z rodziny polskich Żydów oraz Arletta, Khera i Adrienne 
Leguin Rugerup. Tytułowa blondynka z obrazu Kislinga prezentuje znakomity 
okres twórczości artysty.
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M O J Ż E S Z  K I S L I N G
1891-1953

"Akt siedzący" ("Nu assis"), 1933

olej/płótno (dublowane), 55,3 x 38 cm
sygnowany p.d.: 'Kisling'
na krośnie malarskim papierowa nalepka aukcyjna

estymacja: 
600 000 - 800 000 PLN  
131 000 - 174 000 EUR

P O C H O D Z E N I E :
kolekcja prywatna, Johannesburg, RPA 
dom aukcyjny Sotheby's, Tel Aviv, październik 1995 
kolekcja prywatna, Japonia 
dom aukcyjny Sotheby's, Nowy Jork, czerwiec 2017 
kolekcja prywatna, Polska

L I T E R AT U R A :
Jean Kisling, Kisling, katalog raisonné, t. III, Paris 1994, nr kat. 76, s. 380 (il.)

„(…) Tylko artysta, który osiągnął mistrzostwo p. Kislinga, może nadawać 
aktom i portretom taką siłę wyrazu, posługując się jednocześnie środ-
kami pozornie prostymi. Nie troszczy się on wcale w swych dziełach (…) 
o dokładność rysunku i koloru. Za pomocą kilku odcieni różu, jasnego 
mahoniu lub bursztynu, tworzy prawdziwe symfonie, powściągliwe, lecz 
wykwintne”.
Edward Woroniecki, Polacy w Salonie Tuilleryjskim, „Tygodnik Ilustrowany” 1924, półr. II, s. 603

Akty Mojżesza Kislinga w swym charakterze są nawiązaniem do twórczości jego przy-
jaciela, Amedeo Modiglianiego. Sztuka tego słynnego, włoskiego malarza wyróżniała 
się wyrazistym konturem oraz pełną formą. Oryginalne w jego sztuce było korzysta-
nie z archaicznych wizerunków kobiecych. Kislinga odróżniała od innych twórców 
wystudiowana forma artystyczna, dokładność graficzna, nadrealny wizerunek postaci 
oraz czerpanie inspiracji ze wzorców klasycznych. Około 1914 roku powstały pierwsze 
akty artysty, a po Wielkiej Wojnie wykreował on swój własny styl przyporządkowany tej 
tematyce. Dzieła te powstawały głównie w pracowni przy Rue Joseph-Bara. W przy-
padku aktu siedzącego „Nu assis” tłem stała się jednak nie gładka ściana atelier, 
a nastrojowy pejzaż. 

Twórczość malarska „księcia Montparnasse’u” kształtowała się początkowo na gruncie 
sztuki krakowskiej, a później w oparciu o dziełach Jean-Auguste-Dominique’a In-
gresa, które nie cieszyły się zbytnim uznaniem wśród jemu współczesnych. Wpływ 
na uformowanie się stylistyki polskiego artysty miał niewątpliwie rozwój kubizmu, 
fowizmu oraz ekspresjonizmu, które doprowadziły do deformacji sylwetek na jego 
płótnach. W ten sposób malarzowi udało się stworzyć własny wzorzec sylwetki. Kry-
tycy oceniali prace Kislinga niejednoznacznie, raz uważano go za miłośnika rysunku 
i symetrii, kolejnym razem zwracano uwagę na jego kolorystykę, bogactwo barw 
i ekspresjonizm. Dzieło ukazane w katalogu pochodził z lat 30. XX wieku. W tym cza-
sie Kisling odszedł już od nawiązywania do dzieł Modiglianiego. Akt charakteryzuje 
precyzyjność oraz graficzność rysunku wraz ze swobodnie potraktowanym tłem. Ciało 
modelki jest ukazane wyjątkowo dokładnie oraz wyraziście. Obraz jest klasycznym 
wizerunkiem, nawiązującym do malarstwa dawnych mistrzów. 







Zdjęcie prasowe przedstawiające pojedynek Mojżesza Kislinga i Leopold Gottlieba na szable, czerwiec 1914
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M O J Ż E S Z  K I S L I N G
1891-1953

Martwa natura z bratkami, 1952

olej/płótno, 41 x 33 cm
sygnowany l.d.: 'Kisling' oraz datowany p.d.: '1952'
na krośnie malarskim stempel wytwórcy materiałów malarskich: '6F' 
oraz nalepka inwentarzowa opisana piórem: '89.'

estymacja: 
300 000 - 400 000 PLN  
65 000 - 87 000 EURV

P O C H O D Z E N I E :
kolekcja dyplomaty Theodora C. Achillesa (1905-1986), Waszyngton, Stany Zjednoczone 
kolekcja Marian Achilles O'Brien, Stany Zjednoczone

Mojżesz Kisling to artysta, który chętnie odwoływał się w swojej sztuce do wielkich 
nazwisk z historii malarstwa. W twórczości nawiązywał zarówno do tradycyjnego 
warsztatu malarskiego włoskiego renesansu, jak i do sztuki klasycystów. W przy-
padku kwiatowych martwych natur idealnym wzorcem dla najsłynniejszego twórcy 
École de Paris była sztuka XVII-wiecznych mistrzów holenderskich. Artysta ukazywał 
nature morte w polu obrazowym zbliżonym do kwadratu. Centralnym elementem był 
bukiet kwiatowy ustawiony na stoliku na tle nieodciągającym uwagi od głównego 
tematu. W tym przypadku Kisling zdecydował się na ukazanie bratków, które cechują 
się różnorodną kolorystyką oraz charakterystycznym kształtem. Ten obraz nie jest 
odosobnionym przykładem dzieł o takiej tematyce. Artysta zazwyczaj starał się ukazać 
kwiaty w taki sposób, by widz mógł odczuć bijącą witalność oraz energię z obrazu. 
Na jego kompozycjach widoczna jest dbałość o najmniejszy szczegół, detal każdego 
listka, kwiatostanu, samego wazonu oraz bizantyjska ozdobność. Chętnie przedstawia-
nymi przez niego kwiatami były żółte mimozy, białe lilie oraz czerwone tulipany. 
Tego typu dzieła przypadają na lata 40. XX wieku, czyli pobyt artysty w Stanach 
Zjednoczonych, w związku z wojną oraz na okres po powrocie na południe Francji. 
Był to czas kolejnych poszukiwań artystycznych, swoistego powrotu do realizmu, kla-
sycyzujących tendencji Nowej Rzeczywistości. Jeden z krytyków sztuki Henryk Weber 
dostrzegał w działaniu Kislinga przewrażliwioną chłonność widzenia oraz normującą 
władze instynktu plastycznego. Jego styl pozostaje nadal nieoczywisty dla badaczy 
sztuki, niezmiernie ciekawy oraz niedający się zaszufladkować.
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E U G E N I U S Z  Z A K
1884-1926

Portret młodej Bretonki ("Profil de Bretonne"), 1906

kredka, sangwina/papier naklejony na tekturę, 31,6 x 24,2 cm
sygnowany, opisany i dedykacja l.d.: 'A mes amies | Mlles Alice et Germaine | Eug. Zak | St Jean'
na odwrociu trudno czytelnie opisany ołówkiem, nalepka zakładu oprawy z napisem drukiem: 'Dorure & Encadrements | 
DUGNIAT | 64. RUE DE DUNKERQUE | Nettoyage de vieilles dorures | Gravures & Tableaux' 
oraz okrągła nalepka z numerem: '10'

estymacja: 
120 000 - 180 000 PLN  
26 000 - 39 000 EUR

P O C H O D Z E N I E :
Germaine Magnus, Paryż 
aukcja Alphonse Bellier, Hôtel Drouot, Paryż, 20 kwietnia 1929 
Galerie Zak, Paryż 
kolekcja prywatna, Francja (zakup lata 80. XX w.) 
kolekcja prywatna, Polska

W Y S TA W I A N Y :
Salon d'Automne, Paryż, 1906

L I T E R AT U R A :
Estampes, Aquarelles, Gouaches, Dessins modernes, katalog aukcji, 20 Avril 1929, Hôtel Drouot, Salle No 10, Paris 1929, 
nr kat. 198 ("Profil de Bretonne") 
Salon d'Automne. 4me Expostion, katalog wystawy, Paris 1906, nr kat. 1799 ("Jeune Bretonne de Saint-Jean")





Wizerunek bretońskich kobiet cieszył się dużą popularnością w II połowie XIX 
oraz na początku XX wieku. Tę tematykę podejmowali najwybitniejsi artyści prze-
łomu wieków. W prezentowanej pracy Eugeniusz Zak ukazał młodą Bretonkę, po-
sługując się mieszaną techniką rysunku. Dziewczyna ubrana jest w ludowy strój 
bretoński, który składał się z czepca oraz narzuty. Artysta, chcąc jeszcze bardziej 
podkreślić charakterystyczną urodę Bretonki, zaznaczył jej wydłużoną głowę oraz 
szeroką żuchwę mocniejszym pociągnięciem kreski. Portret ten jest wykonany 
w sposób linearny, wyrazisty oraz płaski. Artysta nawiązywał w ten sposób do 
japońskich inspiracji drzeworytami ukiyo-e, które pozwalały się skoncentrować 
na najistotniejszych wartościach plastycznych obrazu. W tym przypadku najważ-
niejszą rolę odgrywa tu młoda kobieta, która stanowi przedstawicielkę Bretoń-
czyków, ich tradycji. Prostota, z jaką została przedstawiona, może symbolizować 
dzikość oraz pierwotność nowoodkrytej krainy, jaką była dla artystów tego czasu 
Bretania. Charakter dzieła podkreśla kolorystyka, która jest stonowana, subtelna, 
elegancka. Zak wykorzystał kolory bieli w stroju kobiety, czerń w przypadku jej 
włosów oraz cieliste akcenty w partiach skóry i ust. Udało mu się wyeksponować 
kolor podobrazia.

Interesująca wydaje się również proweniencja rysunku. Wysoce prawdopodobne, 
że w 1906 rysunek został wystawiony przez Eugeniusza Zaka na Salonie d’Au-
tomne. Ponownie w 1929 trafił on na aukcję w Hôtel Drouot pod tytułem „Profil 
de Bretonne”, skąd następnie znalazł się w kolekcji Madame Magnus. Po latach 
powrócił do wdowy po Zaku – Jadwigi Zakowej.

W 1905 Eugeniusz Zak odbył swoją pierwszą podróż do Bretanii, a dokładniej do 
departamentu Finistère. Swe podróże do wyżej wymienionego miejsca kontynu-
ował do 1911. Jego ulubionym miejscem, podobnie jak innych wybitnych arty-
stów tego okresu było Pont-l’Abbé koło Quimper, czyli „stolicy” kraju Bigudenów 
oraz Douarnenez znajdującym się nad samym morzem. Miejsce to nazywano bre-
tońskim Barbizonem. Okres bretoński jest istotny dla kariery Zaka ze względu na 
debiut na salonach artystycznych w Paryżu. Pierwszy raz wystawił swe dzieła na 
Salonie Jesiennym w 1904, a w 1905 został jurorem na tymże Salonie. Natomiast 
nie rezygnował z wystawiania własnych prac. Były to głównie rysunki wykonane 
sangwiną. Pierwsze prace wykonane przez Zaka należą do dzieł nurtu postimpre-
sjonistycznego. Postaci zostały wyraźnie zarysowane fizjonomicznie, a tła pozo-
stawiał neutralne. Początkowy etap jego twórczości to silna inspiracja Bretanią. 
Młodego artystę zafascynowały zwyczaje, stroje oraz tradycyjny styl życia Bre-
tończyków. Zak sprytnie łączył inspiracje folklorem z inspiracjami malarstwem 
Sérusiera, Denisa, Gauguina oraz Wyspiańskiego. To zwłaszcza Sérusier przed-
stawiał bretońskie wieśniaczki z Pont-Aven o wyraziście zaznaczonych twarzach, 
zgeometryzowanych, ukazanych na tle płasko ujętego dekoracyjnego pejzażu. 
Ujęcie te było zazwyczaj płaskie, linearne oraz syntetyczne. Wybierał skromną 
kolorystykę, lecz wyrafinowaną. W 1906 powstały pierwsze portrety Bretończy-
ków autorstwa Zaka, które zostały wykonane w gwaszu, sangwinie, kredce oraz 
akwareli. Często wybieranym tematem przez artystę był motyw młodej modlącej 
się kobiety ukazanej na tle wnętrza gotyckiego kościoła i jego kaplic. Innym 
wybieranym przez niego tematem było życie codzienne lokalnej społeczności. 
Była to między innymi praca w fabryce konserw rybnych, gdzie kobiety nosiły 
penn-sardin, czyli czepiec nazywany głową sardynki. Zainteresowaniem artysty 
cieszyły się również obrazy na tle rybackich łodzi żaglowych. W latach 1906-1908 
w jego twórczości pojawiła się tematyka macierzyństwa oraz portrety dziecięce, 
które przywołują na myśl młodopolskie dzieła Stanisława Wyspiańskiego. Zak 
przedstawiał dzieci z lalkami, chłopców grających na instrumentach, nawiązując 
do japońskiej stylistyki. Lata 1909-1911 to czas, w którym twórca zdecydował się 
na przedstawienia portretów rybaków. Bohaterowie tych rysunków wyglądali 
realistycznie. Ich twarze nie były pozbawione niedoskonałości, mężczyźni ci byli 
mocno opaleni, na ich czołach widniały zmarszczki.





Widok z Cancale z rybakami i łodziami, 1896



Bretania – francuska kraina wysunięta najbardziej na zachód kraju, na prze-
łomie XIX i XX wieku została letnim kurortem artystycznym. Najwybitniej-
szym malarzem propagującym ten rejon był Paul Gauguin wraz z uczniami. 
Dzięki jego geniuszowi przybywało coraz to liczniejsze grono twórców. 
Gauguin zdecydował się osiąść w Pont-Aven, gdzie powstały wysokiej klasy 
dzieła symbolizmu oraz syntetyzmu. Francuski malarz uległ urokowi Breta-
nii, dzikiej, nieodkrytej ziemi, dalekiej od cywilizacji Paryża.

Urzeczeni mistyczną Bretanią artyści cenili jej mieszkańców za prostotę 
życia, poszanowanie natury oraz pobożność. Takie wartości były idealnymi 
motywami, chętnie wykorzystywanymi w ich sztuce. Nowo odkryte miejsce 
ciekawiło swą odmiennością. Ludzie mówili tu autonomicznym językiem. 
Czcili swą ziemię oraz lokalnych świętych, kultywowali obrzędy religijne, 
odpusty oraz odbywali pielgrzymki do różnych regionów Bretanii. Wyróż-
niał ich zdecydowanie tradycyjny strój ludowy. Miejscowe kobiety wyrabiały 
ceramikę fajansową. Najsłynniejsza była ta z miejscowości Quimper. 
Dodatkowo tworzyli grafiki ludowe „image d’Épinal”.

Najbardziej zauważalnym bodźcem do tworzenia, który owładnął umysły 
artystów, był ocean. Stało się dla nich oczywiste, że to żywioły wody, ziemi 
oraz powietrza są życiodajne, mają władzę nad człowiekiem. Zafascynowani 
wielkością i pięknem krajobrazu wybrzeża zaczęli dążyć ku syntetyzacji 
sztuki.

Pierwsze wyprawy artystyczne do Bretanii odbyły się w XVIII wieku. 
Dla dawnych twórców szczególnym elementem był pejzaż nadmorski oraz 
porty rybackie. Czasy romantyzmu spowodowały, iż zdecydowano się powo-
li na przedstawianie mieszkańców oraz ich życia codziennego. Francuscy 
malarze podróżnicy byli zaskoczeni, że to właśnie w ich kraju są w stanie 
odkryć niezbadane tereny z bogatą kulturą. Ich wyobraźnię pobudzała 
historia Galów i Celtów, których spadkobiercami okazali się Bretończycy. 

W XIX wieku wyjazdy na zachód Francji stały się jeszcze popularniej-
sze, umożliwiły je nowo utworzona linia kolejowa w 1862, która łączyła 
bezpośrednio Paryż z Quimper. Zaczęły się kreować dwa główne ośrodki 
artystyczne Douarnenez i Concarneau. Concarneau miało w swym pobliżu 
małe miasteczko Pont-Aven, którego propagatorem był Gauguin. Malarz 
bywał tam w latach 1886-94. Ważną datą dla rozsławienia sztuki Bretanii 
był 1888, gdy ten wybitny postimpresjonista zaprezentował światu dzieła 
przesiąknięte folklorem bretońskim.

Jedną z polskich malarek, która jako pierwsza dotarła na północno-za-
chodnie wybrzeże Francji, była Anna Bilińska-Bohdanowiczowa. Artystkę 
natchnęły wizerunki tamtejszych kobiet, które stały się popularne dla jej 
œuvre. Portretowała Bretonki w trakcie codziennych czynności, a czasem 
też podczas intymnych chwil, na przykład w nostalgicznej kontemplacji nad 
brzegiem oceanu. Olga Boznańska tworzyła tego typu dzieła nieco później, 
w japonizującej stylistyce. Władysław Ślewiński to najsłynniejszy polski 
artysta, którego dorobek artystyczny obejmuje w dużej mierze sztukę inspi-
rowaną Bretanią. Malarz zdecydował się ponadto na kupno willi w Doëlan, 
do której przybywali inni polscy artyści: Tadeusz Makowski, Stanisław 
Ignacy Witkiewicz oraz Henryk Hayden. Bretania była miejscem, którego 
urokowi ulegli również Mela Muter, Józef Pankiewicz, Mojżesz Kisling, Gu-
staw Gwozdecki oraz Roman Kramsztyk. Ostatnie pokolenie malarzy, które 
podjęło próby twórcze nad francuskim wybrzeżem, dotarło tam w latach 20. 
XX wieku. Jedną z nich byłą Maria Ewa Łunkiewicz-Rogoyska, która two-
rzyła oryginalne purystyczne malowidła z St. Malo oraz Louis Marcoussis, 
twórca dzieł postkubistycznych oraz bliskich surrealizmowi.

Dla Polaków Bretania stała się miejscem wyjątkowym, ponieważ to tam po 
raz pierwszy mogli zobaczyć ocean oraz morze, które w kraju było niemożli-
we do poznania. Atlantyk robił ogromne wrażenie na polskiej kolonii, przez 
co powstały niezliczone serie malarskie.
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kolekcja prywatna, Francja 
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„Był to najdziwniejszy z ludzi. Hoffmann wybrałby go na ilustrato-
ra swoich dzieł, nie tylko dlatego, że posiadał dar ożywiania istot 
fantastycznych, ale i dlatego wszystkiego, co nim było ciekawego 
i malowniczego (…). Można powiedzieć, że przed Paryżem, 
w którym znajduje się jego mogiła, odsłonił piękno subtelne 
i nie znane”.
Florent Fels, Eugène Zak, „L’art vivant” 1926, nr 27, s. 90 





EUGENIUSZ ZAK W KRĘGU 
SZKOŁY PARYSKIEJ

Fenomen École de Paris, tzw. Szkoły Paryskiej, należy do często 
przywoływanych zjawisk w sztuce XX stulecia. Pojęcie to częstokroć 
rozumiane jest w sposób szeroki, a przez to jego użycie pozostaje 
nieprecyzyjne. Polscy artyści związani z École de Paris zostali odkryci 
przede wszystkim w latach 90. XX wieku oraz na początku XXI stulecia. 
Dopiero wówczas stali się obiektem zainteresowania kolekcjonerstwa 
oraz rynku sztuki, a także naukowej historii sztuki. Za główną badaczką 
Szkoły Paryskiej na gruncie polskim, Anna Wierzbicką, przyjmuje się, 
że termin ten pochodzi z epoki. W 1925 roku pojęcia użył dwukrotnie 
krytyk André Warnod: w książce „Les berceaux de la jeune peinture” 
(„Kolebki młodego malarstwa”) oraz artykule „L’Etat et l’art vivant” 
(Państwo i sztuka żywa, „Comoedia” 1925, 1 stycznia, s. 1). Wydaje się, 
że właśnie jego działalność jako krytyka artystycznego przysporzyła 
powodzenia temu terminowi. Sugestywna okładka książki Warnoda, 
z hasłem „L’ÉCOLE DE PARIS” oraz rysunkiem aktu Amedeo Modi-
glianiego, stanowiła istotny element recepcji tego hasła. Złożyły się 
nań wcześniejsze teksty krytyczne Amédée Ozenfanta oraz działal-
ność galerii sztuki, które tworzyły poprzez wystawy wizję łączności 
artystów w ramach paryskiej kolonii artystycznej. Przykładowo, poeta 
i marszand, przyjaciel artystów Leopold Zborowski zorganizował 

w 1919 roku w londyńskiej Gallery Hill pokaz kilkudziesięciu artystów: 
obok dzieł Alicji Halickiej, Mojżesza Kislinga czy Jana Zawadowskiego 
pokazywano obrazy Pabla Picassa, Henriego Matisse’a oraz Fernanda 
Légera. Wielokrotnie, w latach 20. XX wieku, pod nazwą École de Paris 
marszandzi prezentowali prace znanych artystów francuskich, choćby 
André Deraina i Georgesa Braque’a, czy tych o ugruntowanej sławie, 
jak Picasso, z dziełami twórców obcych, którzy dzięki temu obrastali 
legendą: Amedeo Modiglianiego, Marca Chagalla czy Chaima Soutine’a.

W krytyce artystycznej dokonywano jednak coraz częściej rozróżnienia 
i pod pojęciem Szkoły Paryskiej rozumiano krąg artystów przybyszów 
osiedlających się i tworzących w obrębie 14. dzielnicy Paryża, na Mon-
tparnassie. Środowisko to tworzyli w dużej mierze emigranci z Europy 
Środkowo-Wschodniej: terenów Rosji, Ukrainy, Białorusi, Polski, 
Czech, Słowacji, Bułgarii, Rumunii czy Węgier, ale też Skandynawii, 
Niemiec oraz Hiszpanii. Przybysze do Paryża, na początku XX wieku 
poddani cesarzy, potem obywatele nowych państw Europy, wielokrot-
nie byli z pochodzenia Żydami. Artyści ci reprezentowali postawę 
wielokulturowości, mierzyli się z problemami niejednokrotnie płynnej 
narodowości, koniecznym wyborem była dla nich wielojęzyczność. 



Wielu z nich, przyjeżdżając do Paryża, uprzednio wspólnie uczyli się 
czy wystawiali prace w Warszawie, Krakowie, Moskwie czy Odessie. 
Krąg École de Paris budowały relacje towarzyskie, sieć marszandów, 
galerii i krytyków lewobrzeżnej części Paryża. Owe powiązania tworzyły 
międzynarodową bohemę artystyczną – rodzaj kolonii artystycznej 
istniejącej początkowo na wzgórzach Montmartre’u, a potem Montpar-
nasse’u. Paryż – miasto mityczne – zarówno dla wykształconych i dobrze 
sytuowanych przybyszów z dużych miast, jak i biednych mieszkańców 
prowincji – niósł obietnicę sławy i kariery. Artyści żydowscy, często 
w swoich krajach wykluczeni z powodu pochodzenia i wyznania, nad 
Sekwaną mogli się cieszyć swobodą edukacji i niezależnością w wyborze 
ścieżki artystycznej. Paryż przynosił im poczucie wolności.

Eugeniusz Zak zamieszkał w Paryżu wcześnie, bo już w 1901 roku. W tym 
samym czasie przyjechała do Francji Mela Muter. Obydwoje w kolejnych 
latach byli wiodącymi postaciami w międzynarodowym kręgu Szkoły 
Paryskiej. Malarz wkrótce zaczął wystawiać na paryskich Salonach, 
a jeszcze przed wybuchem Wielkiej wojny jego twórczość zyskała pro-
motorów w postaci wybitnych krytyków Adolfa Baslera i André Salmona. 
Jeszcze w 1911 roku Zak miał pierwszą indywidualną ekspozycję w pre-

stiżowej Galerie Druet, a od 1912 został wykładowcą prywatnej szkoły 
prowadzonej przez kubistów Henri Le Fauconniera i Jeana Metzingera, 
Académie de La Palette. Po wojnie Zak był przez kilka lat związany 
z polskim i niemieckim środowiskiem artystycznym. W 1921 roku 
w Warszawie założył Stowarzyszenie Artystów Polskich „Rytm”, a później 
przebywał w Berlinie, Bonn i Kolonii, gdzie malował oraz współpracował 
z czasopismem „Deutsche Kunst und Dekoration”. Po przedwczesnej 
śmierci Zaka, wdowa po nim, Jadwiga założyła prywatną galerię sztuki, 
skupiając wokół siebie ówczesną artystyczną awangardę. Organizowała 
pokazy tworczości Marka Chagalla, Amedeo Modiglianiego, Wassily’ego 
Kandinskiego, Juana Grisa czy Pabla Picassa. Jej siedziba mieściła się 
pod prestiżowym adresem ue de l’Abbaye 16, obok kościoła Saint-
-Germain-des-Prés. Galeria osiągnęła duży sukces wizerunkowy i ko-
mercyjny. Działa do 1941 roku, kiedy została zamknięta przez nazistów. 
W 1944 roku Jadwiga została zamordowana w Auschwitz, a jej galeria 
została otwarta na nowo w 1945 roku przez marszanda Vladimira 
Raykisa. Przy Rue de l’Abbaye (po wojnie pod numerem 13) działa 
do końca lat 60. XX stulecia.

Artyści polscy w kawiarni La Rotonde w Paryżu, ok. 1924-25, stoją od lewej: B. Elkouken, L. Zborowski, W. Zawadowski, J. Hulewicz, G. Gwozdecki, 
H. Gotlib, J. Bohdanowicz-Konceska. Siedzą od lewej: J. Puget, T. Czyżewski, x, J. Zakowa, x, H. Hayden, E. Zak, A. Zamoyski, L. Puget, R. Kramsztyk



Portret Eugeniusza Zaka (1884-1926), malarza, w pracowni na Montparnasse w Paryżu, fot. Henri Manuel



„Jedynymi artystami godnymi przetrwania” – mówił w jednym 
z wywiadów Eugeniusz Zak – „są ci, którzy ponad dziecinnie namiętne 
dyskusje-programy, ponad formuły, nawiązują bezpośrednio do 
wielkich tradycyj ludzkości”. Wydaje się, że krytyka, historia sztuki 
i publiczność do dziś zgodnie podziela pogląd malarza. Choć przez 
całe życie dystansował się do wszelkich „izmów”, nie tylko przetrwał 
w pamięci potomnych, lecz także zapisał się jako chyba najwybitniej-
szy przedstawiciel Szkoły Paryskiej. Co więcej, wszedł zarówno do 
kanonu polskiego, jak i do świadomości zachodnich badaczy.

Przyczyniły się do tego tak wybitna, osobna twórczość autora, jak jego 
biografia – zgodnie określana jako „życie poetyckie”. Zak (właściwie: 
Żak) pochodził ze zasymilowanej rodziny żydowskiej. Do Paryża 
wyjechał jako osiemnastolatek. Dostał się na École des Beaux-Arts, ale 
postanowił równocześnie korzystać z modela w Académie Colarossi. 
Zadebiutował na Salonie Jesiennym w 1904. Jeździł na plenery do 
Bretanii, pracował jako dydaktyk w prywatnej akademii malarskiej La 
Palette, słynącej z liberalizmu i sympatyzowania z rozmaitymi awan-
gardami. Razem z Leopoldem Gottliebem, Romanem Kramsztykiem 
i Melą Muter należał do pierwszego pokolenia Szkoły Paryskiej.
Francja szybko okazała się jedynie pierwszym przystankiem 
w międzynarodowej karierze. W 1910 Zak wziął udział w berlińskiej 
wystawie Secession, a w 1922 zamieszkał stolicy Niemiec. Następnie 
przeniósł się do Bonn, gdzie pracował nie tylko jako malarz, lecz 
także krytyk. Choć po roku wrócił do Paryża, nie stracił kontaktu 
z niemieckim środowiskiem artystycznym (na krótko przed śmiercią 
otrzymał propozycję objęcia kierownictwa Akademii Sztuk Pięknych 
w Kolonii). Regularnie bywał też w Warszawie, był jednym z zało-
życieli grupy „Rytm”. Podróżował do Szwajcarii, pomieszkiwał na 
południu Francji, wystawiał swoje obrazy w Stanach Zjednoczonych. 
Międzynarodowe kontakty okazały się przydatne, kiedy razem z żoną 
Jadwigą założył galerię sztuki „Zak”, znaną dziś przede wszystkim 
w krajach Ameryki Łacińskiej – pani Zak już po śmierci męża chętnie 
wystawiała bowiem dzieła Latynosów.

Pełne podróży i sukcesów, spełnione życie zawodowe Zaka należy 
skonfrontować z jego pracami. Jak zgodnie zauważała krytyka, prze-
nikał je bowiem pierwiastek melancholii. Wyciszone płótna artysty 
zaludniali rozmaici cyrkowcy, grajkowie, pijacy. Unikał efekciarstwa, 
nie wchodził z żadne prądy i „izmy” („Nie należy mieć pretensji do 
obalania czegoś czy budowania. W sztuce nie ma wynalazków. Sztuka 
nie jest ani z wczoraj, ani z dzisiaj, ani z jutra – jest ze wszystkich 
czasów”).

Stefania Zahorska wiązała ten fakt z osobowością malarza: „A Zak, 
jako człowiek?” – pisała – „Jest w nim jako w człowieku czynnik jeden, 
który bez wątpienia zaważyć musiał na jego psychice, jego życiu, 
a więc w ten czy w ów sposób i na jego twórczości. Czynnikiem tym 
jest choroba. Był zawsze wątły, drobny i cierpiący. Zdawałoby się, że 
wyrodzić się w nim musi w tych warunkach coś w rodzaju zgorzk-
nienia, chorobliwego przewrażliwienia psychicznego, ukrytego 
antagonizmu w stosunku do ludzi. Faktem jednak jest, że w stosun-
kach towarzyskich zdobywał sobie wszystkich swą nieskomplikowaną 
dobrodusznością i stale dobrym humorem. Jego postawa psychiczna 
była taka, że zdawała się ludzi zapewniać o nieszkodliwości i nienie-
bezpieczności jego osoby i dlatego nie prowokowała nastawień obron-
nych lub napastliwych. Robił wrażenie człowieka będącego w dobrych 
stosunkach ze swym życiem, u którego między chceniem a moż-
nością urzeczywistnień nie ma groźnych napięć, ale jest harmonia 
i równowaga; który potrafi wycisnąć z życia to, co w danych warun-
kach ma ono najlepszego, posiada sporą dozę zmysłu rzeczywistości 
i potrafi na danym odcinku swych możności zagospodarować się na 
wewnątrz i na zewnątrz praktycznie, możliwie najlepiej i najweselej”.



Stworzony między 1924 a 1926 rokiem „Chłopiec przy drzewie” należy do najważniej-
szego cyklu w twórczości Eugeniusza Zaka, zespołu obrazów wyobrażających melan-
cholijnych cyrkowców, zadumanych włóczęgów i muzyków. Opierający się o drzewo 
chłopak w bardzo podobnej redakcji malarskiej pojawia się już w zaginionych obra-
zach „Z dni młodych” (1921) oraz „Rodzina” (1922). Subtelna kolorystyka i delikatność 
formy wskazuje na łączność prezentowanej kompozycji z jego finalnym okresem.
Źródeł artystycznych poszukiwań Zaka z lat 20. należy szukać około 1917, kiedy to ar-
tysta wziął za przedmiot swojej sztuki zamyślone czy rozmarzone postaci, przedstawia-
jąc je w „pudełkowych”, kubistycznych, pustych wnętrzach. Ikonograficzną ewolucję 
jego malarstwa da się wytłumaczyć kilkoma czynnikami: kontaktem z malarstwem Pi-
cassa z okresu błękitnego i różowego, znajomością rzeźb zaprzyjaźnionego z Zakiem 
i tworzącego w Paryżu Elie Nadelmana, znajomością obrazów Leopolda Gottlieba, 
Jerzego Merkela, Maurice Denisa, Paula Cézanne’a, Paula Sérusiera czy wreszcie 
szerszym prądem obecnym w paryskim środowisku artystycznym: neohumanizmem 
(w ten ostatni mógł Zaka wprowadzić krytyk polskiego pochodzenia Waldemar 
Georges). O obrazach Zaka z lat 20. w tym kontekście pisała m.in. Stefania Zahorska: 
„[kompozycje Zaka] posiadają (...) jakiś cień smutku głębszy i szerszy aniżeli smętny 
sentyment sielanek. Jakby równocześnie ze zbliżeniem się do rzeczywistości wydoby-
to na jaw szersze dla niej współczucie” (Stefania Zahorska, Eugeniusz Zak, Warszawa 
1927, s. 15).

Według Barbary Brus-Malinowskiej, autorki monografii artysty i rozumowanego kata-
logu jego dzieł, cykl cyrkowców, wędrowców, żebraków czy alkoholików zamkniętych 
w ciasnych, miejskich zaułkach można rozpatrywać również w kontekście tradycji tego 
motywu w malarstwie europejskim (podobne tematy podejmowali Callot, Gillot, Watte-
au, a nawet Toulouse-Lautrec), a także… krakowskich formistów. Zak zainteresowany 
był jednak bardziej sztuką Paryża i działał przede wszystkim we Francji i w Niemczech 
– trudno w związku z tym udowodnić, które formistyczne prace mógł oglądać oraz 
dzięki czyjemu pośrednictwu mógłby poznać krakowskie nowinki. Być może związki 
między malarstwem Zaka, a formistów wynikają nie tyle z bezpośredniej styczności, ile 
odnoszenia się do wspólnych źródeł.

Potwierdzeniem intelektualnej przynależności Zaka raczej do kosmopolitycznego, 
paryskiego niż polskiego środowiska artystycznego są losy jego obrazów. Większość 
prac artysty w latach 20. XX wieku kupowano w Niemczech, we Francji i w Stanach 
Zjednoczonych. Choć polska krytyka szeroko pisała o artyście, tylko kilka jego prac 
znalazło się w kraju za jego życia. Prezentowany „Chłopiec przy drzewie” stanowi 
dopiero niedawno ujawniony we Francji świetną, nieznaną wcześniej kompozycję ze 
szczytowego okresu malarstwa Zaka.





14 

W Ł A D Y S Ł A W  Ś L E W I Ń S K I
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Brzeg morski, po 1910
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W pierwszej chwili prezentowana kompozycja sprawia wrażenie abs-
trakcyjnej. Dolną część płótna zajmują czerwono-brunatne plamy, gór-
ną – biele i błękity. Wyraziste pociągnięcia pędzla, ślady energicznych 
gestów sugerują szybką pracę i zdecydowanie malarza. Po chwili mózg 
rozpoznaje wizualne impulsy i przed oczami widza układ plam zmienia 
się nagle, jak w optycznych sztuczkach, w wizerunek morskiego brzegu. 
Rdzawe skały obmywane falami, ciemna woda w szczelinach, piana 
rozbijających się o brzeg fal, a za nimi zielonkawo-błękitna woda 
zlewająca się na horyzoncie z niebem – cały ten nadmorski krajobraz 
ukazuje się nagle z całą wyrazistością. Artyście udało się w tym hipno-
tyzującym płótnie uchwycić ulotne efekty atmosferyczne – zmienne 
kolory kamiennego brzegu, barwy odbijające się w morzu i chmurach; 
przede wszystkim zaś zmienność wody, w krótkiej chwili przecho-
dzącej z płaszczyzny fal w białe piany, a następnie miniaturowe, 
ciemne jeziorka, lśniące na mokrych kamieniach. Wszystko to zostało 
przedstawione bez dosłowności i drobiazgowego odtwarzania poje-
dynczych błysków i cieni, a zabieg taki stanowi raczej syntezę wrażeń 
niż notowanie kolejnych elementów. W jaki sposób wybrzeże Bretanii 
zawładnęło w pełni wyobraźnią artysty? Warto powrócić do kluczowych 
wydarzeń z 1888 roku, kiedy to Ślewiński porzucił źle zagospodaro-
wany majątek i rodzinną ziemię, aby wyruszyć do światowej stolicy 
sztuki, niejako śladem swojego krewnego, Józefa Chełmońskiego, 

który w tym samym okresie powrócił do Polski. Władysław Ślewiński, 
liczący wówczas 32 lata, wyjechał do Francji, właściwie nie odebrawszy 
uprzednio wykształcenia artystycznego, chociaż być może, jak głosi 
rodzinna legenda, szkicował w Szkole Rysunkowej Wojciecha Gersona. 
Rezydując w latach 90. XIX stulecia w Paryżu, Ślewiński uczynił jednak 
swą główną inspiracją Bretanię. Północno-zachodnia część Francji 
została w tym czasie odkryta jako kraina pierwotna, zamieszkana przez 
ludzi żyjących w zgodzie z naturą i żarliwie wyznających wiarę. Dzięki 
bliskości oceanu, specyfice pejzażu i barwności folkloru przyciągała już 
nie tylko wielu Francuzów, lecz także obcokrajowców, którzy, zyskawszy 
znakomite miejsce plenerów, mogli się również tanio utrzymywać. 
Ślewiński początkowo rezydował właśnie w Pont-Aven, a także w małej 
wiosce Le Pouldu. Akces Polaka do malarstwa zachodniego nastąpił 
gwałtownie. Jednym z wydarzeń artystycznych, których stał się świad-
kiem, przybywszy nad Sekwanę, była wystawa Grupy Impresjonistów 
i Syntetystów, odbywająca się w 1889 roku podczas paryskiej wystawy 
światowej w Café Volpini. Prezentowali na niej dzieła malarze, których 
twórczość pozostawała nowoczesną alternatywą dla popularnego 
naturalistycznego i akademickiego malarstwa końca wieku. Twórcom, 
takim jak Louis Anquetin, Émile Bernard czy Émile Schuffenecker, 
przewodził Ślewiński z żoną w salonie „zameczku” w Doëlan, około 
1915, za: Władysława Jaworska, Władysław Ślewiński, Warszawa 1991, 

Ślewiński z żoną w salonie „zameczku” w Doëlan, około 1915



s. 19 wtedy Paul Gauguin, postać, wokół której już wcześniej gromadzili 
się szukający szczerości życia i sztuki adepci modernizmu. Działo 
się to w bretońskiej kolonii artystycznej w Pont-Aven, wtedy właśnie 
przeżywającej renesans. Ślewiński już na początku swojej drogi zetknął 
się więc z awangardą twórców epoki. Zawarta z Gauguinem znajomość 
i fascynacja jego twórczością zaprowadziła nadal poszukującego mala-
rza z Polski do zaadoptowania jego maniery malarskiej. W twórczości 
Gauguina i jego kręgu można obserwować dwie kluczowe tendencje – 
syntetyzm, w myśl którego malarz winien wrażenia wzrokowe zaklinać 
w antynaturalistycznych, sugestywnych plamach barwnych oraz 
cloisonizm, nakazujący kształt ująć ciemnym stylizowanym konturem 
na wzór komórkowej emalii (z franc. cloisonné), wykorzystywanej 
w rodzimym, starożytnym rzemiośle. Sztuka kręgu Pont-Aven często 
zalecała się barwnością, dekoracyjnością, ale i statycznością. W dziele 
Ślewińskiego odnajduje się wskazane twórcze metody, lecz przyjęte nie 
bez refleksji i osobiście przetworzone. W swoich pejzażach morskich, 
mimo hołdowania modom, uzyskiwał na przekór im efekt żywiołowości 
i zmienności natury. O zetknięciu z idyllicznym regionem tak pisze Ty-
tus Czyżewski: „Ślewiński obiera sobie Pouldu i Pont-Aven za quartier 
général swej pracy artystycznej, aż wreszcie w r. 1896 przenosi się tam 
na stałe. Ten okres jego twórczości – aż do powtórnego powrotu na stałe 
do Paryża – jest bardzo obfity i płodny. Tutaj, w ciszy wioski bretońskiej, 

wobec majestatu i powagi morza, Ślewiński dojrzewa artystycznie zu-
pełnie. Tu powstają jego ‘morza’ pełne liryzmu, a zarazem żywiołowej 
grozy. Oczy malarza przyzwyczajają się do tego specjalnego kolorytu 
i światła, właściwego wybrzeżom i skałom nadmorskim w Bretanii. 
Ślewiński kolor ten przeżył malarsko i zbudował sobie swój własny styl 
– morskiego krajobrazu. Dziwne to, jak Ślewiński, wychodząc z założeń 
stylu Gauguina, stworzył sobie swoją materię koloru, materiał farby, 
coś zupełnie nowego i oryginalnego. Dziś, gdy po latach tylu ogląda się 
te płótna, przychodzą na myśl współczesne poszukiwania światła i ma-
teriału ’najmłodszych’ Francuzów, jak Derain, Utrillo i de Varoquier. 
Materiał obrazów Ślewińskiego przypomina jakby materiał zakrzepłego 
wosku, z którego budowane są formy, owiane atmosferą łagodnego 
i dyskretnego światła. Dodaje to obrazom niezwykłego malarskiego 
czaru (zrozumiałego może na razie tylko dla malarzy) i jest oznaką wiel-
kich i wybrednych wartości jego środków malarskich. Syntetyczność 
formy w obrazach Ślewińskiego i światło, uzyskane za pomocą tonów 
subtelnych i wyszukanych, ustosunkowanie kolorów lokalnych, zbliża 
go do wysiłków i poszukiwań malarzy najmłodszych” (Tytus Czyżewski, 
Władysław Ślewiński, Warszawa 1928, s. 9, [cyt. za:] Władysława Jawor-
ska, Władysław Ślewiński, Warszawa 1991, s. 166).

Zameczek w Doëlan, fotografia 1957



„Na pańskich morzach zalega głęboka cisza, której nie jest w stanie zmącić ani blask kolorów, ani ryt-
miczne uderzenia ostatnich fal rozbijających się w podwodne skały. Tylko niewidzialny dreszcz tajemni-
czej otchłani, tylko różowy uśmiech wieczornego obłoku przebiega czasami po tych wielkich nierucho-
mych przestrzeniach, gdzie szmaragdy niepostrzeżenie stapiają się w jedno z ametystami”.
Zenon Przesmycki, Wstęp do katalogu wystawy Exposition Des Œuvres De M. W. Ślewiński, Galerie Georges Thomas, Paris 1898
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1882 29 stycznia w skromnej urzędniczej rodzinie przyszedł na świat Tadeusz Makowski. Makowscy przez całe dzieciństwo Tadeusza 
mieszkali w Oświęcimiu.

1902 Po maturze zdanej w krakowskim Gimnazjum Świętej Anny Makowski rozpoczyna studia z zakresu filologii klasycznej 
i polskiej na Uniwersytecie Jagiellońskim. Studiuje tam do 1906 roku.

1903 
Makowski w młodości wykazywał duży talent humanistyczny i zdolności artystyczne. Od 1903 roku uczęszczał do krakowskiej Akademii 
Sztuk Pięknych, którą z wyróżnieniem ukończył w 1908 roku. Studiował rysunek u Józefa Mehoffera i malarstwo u Jana Stanisławskiego. 
Z tego też powodu w okresie studiów był zapalonym pejzażystą.

1908/1909 Na przełomie tych lat Makowski dociera do Paryża, gdzie przebywać będzie do końca życia.

1911-1913 Rozpoczyna się kubistyczny epizod w twórczości malarza. Zaprzyjaźnia się z Henri Le Fauconnierem i grupą jego znajomych: 
Albertem Gleizesem, Jeanem Metzingerem, Fernandem Légerem, Alexandrem Archipenką czy Conradem Kickertem.

1914-1915 W trakcie Wielkiej Wojny przebywał w Bretanii. Mieszka w domu malarza Władysława Ślewińskiego w Doëlan, potem na fermie 
Keranquernat blisko Le Pouldu.

1918 
Powstaje obraz „Zima” (Muzeum Narodowe w Warszawie), który stanowi pastisz „Myśliwych na śniegu” Pietera Bruegla Starszego 
(1565, Kunsthistoriches Museum, Wiedeń). W tam czasie Makowski zwraca się ku dawnej sztuce flamandzkiej, która pozostanie 
jego ulubionym zjawiskiem historycznym w sztuce.

1918 Mniej więcej w tym roku w twórczości Makowskiego pojawia się najważniejszy jej motyw: dziecko.

1921 

1923 

Pierwsza indywidualna wystawa Makowskiego w Galerie La Licorne.

Artysta zawsze miał samotniczą naturę. Od tego roku zaangażował się jednak w grupę artystyczną składającą się z malarzy 
ekspresjonistów Pierre’a Dubreuila, Edouarda Goerga, Marcela Gromaire’a, Per Krohga i Julesa Pascina, z którymi wystawia.

1922  

1926 

1927 

1928-1931 

1930 

1932 

1960 

1928  

Wiosną 1923 roku malarz kończy „Kapelę dziecięcą” (1922, Muzeum Narodowe w Warszawie). Swoje popisowe, nowatorskie 
dzieło wystawia na paryskim Salonie Niezależnych. W 1931 jest to pierwszy obraz Makowskiego, który trafia do polskich 
zbiorów publicznych.

Latem tego roku po raz pierwszy wyjeżdża do normandzkiej miejscowości Breuilpont, która zainspiruje go swoim krajobrazem.

Pierwsza wystawa indywidualna w Galerie Berthe Weill. Wstęp do katalogu wystawy pisze znany krytyk Florent Fels. To pierwszy 
znaczący sukces artysty, który nigdy nie zabiegał o rozgłos.

Rozpoczyna się ostatni okres twórczości artysty. Makowski maluje niemal gorączkowo. 
Ten czas zaowocuje pokaźnym zbiorem wybitnych prac. 

Powstaje „Szewc” (1930, Muzeum Narodowe w Warszawie), współcześnie bodaj najbardziej znane płótno artysty.

Makowski odchodzi nagle, 1 listopada 1932 roku. Na Salonie Niezależnych zostaje zaprezentowana wystawa pośmiertna.

W Muzeum Narodowym w Warszawie odbywa się pierwsza monograficzna wystawa Makowskiego, która przybliża go polskiej 
publiczności. W 1961 roku opublikowano jego „Pamiętnik”. Monografistka artysty Władysława Jaworska publikuję swoja kluczową 
książkę dotyczącą życia i twórczości Makowskiego. Dzieło Makowskiego nadal czeka na swoją wielką monograficzną wystawę.

Druga wystawa u Berthe Weill. Makowski eksponuje jedynie 14 prac z 1928 roku. W tym momencie kształtuje się 
jego dojrzały styl – przedstawienia dzieci zyskają geometryczną stylizację. Sam Makowski w „Pamiętniku” 
uzna ten rok za decydujący.



MAKOWSKI:
KALENDARIUM ŻYCIA I TWÓRCZOŚCI
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Tadeusz Makowski, Vita brevis, ars longa, 1918, Muzeum Narodowe w Warszawie

Tadeusz Makowski przybył do Paryża na przełomie 1908 i 1909 roku w celu 
szkolenia warsztatu, zdobywając uprzednio dyplom z wyróżnieniem 
w krakowskiej Akademii Sztuk Pięknych. Do stolicy Francji wybierał się 
na rok, lecz pozostał do końca życia. Zetknięcie z Paryżem tuż po studiach 
rodzi w Makowskim sprzeczne uczucia – zachwyca się w szczególności 
Luwrem, w którym odkrywa Rembrandta, lecz stoi w otwartej kontrze 
w stosunku do obecnych kierunków awangardowych. Przechadzając się 
po paryskich salonach, zauważa, że są one „stekiem najrozmaitszych ma-
nier” i że „należy być odpornym, by się nie dać porwać tym błyskotliwym 
na zewnątrz sposobom malowania”. Kontakt z malarstwem Puvisa 
de Chavannesa i Paula Cézanne’a stanowi pierwszy krok ku porozumieniu 
z paryską sztuką współczesną. Od 1918 roku w jego dziele zjawia się 
emblematyczny dla całego dorobku temat: przedstawienia dzieci.

Kluczowy motyw w dojrzałej twórczości Tadeusza Makowskiego – postać 
dziecka – pojawił się po raz pierwszy w jego obrazach około 1918, 
m.in. w słynnej kompozycji „Vita brevis, ars longa” (Muzeum Narodowe 

w Warszawie). Artysta miał już wówczas za sobą okres kubistyczny, powoli 
rezygnował w geometrycznej stylizacji formy. Latem 1913 za namową Hen-
ri’ego Le Fauconniera wyjechał do bretońskiej miejscowości Ploumanach, 
co pozwoliło mu przezwyciężyć formalny rygor awangardowego kierunku. 
Po wybuchu Wielkiej Wojny przeniósł się do Doëlan, gdzie mieszkał 
u Ślewińskiego, następnie osiadł na farmie Keranquernat koło Le Pouldu. 
Bretoński pejzaż stał się dla twórcy źródłem nowej harmonii malarskiej, 
stymulował powrót do konkretu przedmiotów. Lekcja kubizmu okazała się 
jednak dla Makowskiego fundamentalna, zaważyła bowiem na poszuki-
waniu przez niego praw konstrukcji i architektoniki obrazu. W kolejnych 
latach w jego œuvre pojawiły się wyraźne inspiracje sztuką Niderlandów, 
zwłaszcza Holandii. Jego sceny rodzajowe i pejzaże wykazywały silne 
związki z pracami Pietera Bruegla, Davida Teniersa czy Jakoba Ruysdaela. 
Pociągało go ciche życie zaklęte w dziełach małych mistrzów Północy.

U progu trzeciej dekady XX stulecia artysta coraz częściej wybierał motyw 
dziecka. Wtedy też wypracował indywidualny język form, cechujący się 



Tadeusz Makowski, Pięcioro dzieci – szkic, ok. 1925

liryzmem, naiwną stylizacją, jasną i matową paletą barwną. Już w latach 20. 
malarz, osiadły w Paryżu, wyjeżdżał regularnie do Bretanii, gdzie inspirację 
znajdował w lokalnym folklorze. Fascynował go szczególnie temat krajobra-
zu departamentu Morbihan. Figura dziecka, tak chętnie wykorzystywana 
w dobie modernizmu, ma u twórcy rodowód symbolistyczny. Zwraca się 
uwagę na powinowactwa dorobku Makowskiego i Witolda Wojtkiewicza. 
Dla nich obydwu dziecięctwo było swego rodzaju stanem innego, być może 
lepszego człowieczeństwa. Antynaturalistyczne formy, w które ubierali swo-
ich modeli, służyły za rodzaj przykrycia intymnego, uczuciowego świata 
dziecięcej psychiki. Krytyk Wieczorkiewicz pisał o malarzu: „Patrząc 
na dziecko, stara się i on na świat patrzeć oczami dziecka, oczami rozsze-
rzonymi ciekawością świata i bogactwem dziecięcej wyobraźni” (Antoni 
Wieczorkiewicz, Obrazy Tadeusza Makowskiego w Warszawie, „Polska 
Zbrojna”, 28 października 1936). Dziełem, które stało się dla artysty 
przepustką do wystawiania w ważnych galeriach Paryża, była „Kapela 
dziecięca”, pokazana na Salonie Niezależnych w 1923 (1922, Muzeum 
Narodowe w Warszawie).

Prezentowana praca powstała około 1925 i stanowi istotne ogniwo w serii 
dzieł przedstawiających grupy dzieci. W zbiorach Muzeum Narodowego 
zachował się szkic do niej, który obrazuje proces twórczy autora. 
Na podobraziu niewielkich rozmiarów Makowski ledwie szkicowo, po-
sługując się zdecydowaną kolorystyką, nakreślił rozmieszczenie postaci 
i opasał je białoszarą otoką tła. W finalnej kompozycji każdy z modeli 
nosi charakterystyczny kapelusz. Rysy ich twarzy, lekko pękate, zdradzają 
stylizację charakterystyczną dla malarza. Zrezygnował on z centrycznie 
zakomponowanego tła na rzecz pionowych i poziomych podziałów, 
stworzonych z delikatnych uderzeń pędzla. Dziewczyna po lewej stronie 
płótna niesie koszyk z owocową martwą naturą, zawieszony na ręce. 
Owoce były chętnie podejmowanym tematem we wcześniejszej 
twórczości Makowskiego. „Grupa dzieci z koszykiem owoców” stanowi 
znakomity przykład jego sztuki z lat 20., w której wchodzi on w jawny dialog 
ze zbiorowymi portretami mistrzów malarstwa epoki nowożytnej.



„(…) W Paryżu była to epoka przeciw impresjonistycznemu 
kierunkowi w sztuce i rozkwitu kubizmu, którego wpływom 

jakiś czas ulegałem. 
Te poszukiwania pomogły mi później do rozszerzenia wizji formy, 

jej możliwości i rytmu, a zwłaszcza do odszukania 
mej własnej wizji lat ostatnich. 

W ciągu tego czasu zawsze chwilami szukałem zetknięcia 
z naturą bezpośrednio i z niej czerpałem wiedzę malarską. 

Po raz pierwszy wystawiłem w Salonie Niezależnych w 1911 r. 
trzy obrazy. Zawsze byłem malarzem niezależnym 

i w tych zasadach wytrwałem do końca, 
walcząc o nie w pierwszych szeregach z kolegami Francuzami, 

z którymi łączą mnie węzły przyjaźni. 
Obecnie jestem już członkiem różnych Salonów i grup,

 w których wystawiam swe obrazy. 
Credo moje artystyczne wyraża się w rytmie formy 

i jej transpozycji lirycznej, światłocieniu nierealnym 
i kolorze również transponowanym”.

Tadeusz Makowski, rękopis autobiografii artysty z dn. 18 lipca 1931 roku, dawniej 
w archiwum Władysławy Jaworskiej, cyt. za: Władysława Jaworska, Tadeusz 

Makowski, Kraków 1999, s. 6



W pracowni Henri Le Fauconniera w Paryżu, od lewej Tadeusz Makowski, Marcel Gromaire, Henri Le Fauconnier, fot. Conrad Kickert
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39 000 - 54 000 EUR

P O C H O D Z E N I E :
kolekcja prywatna Macieja Masłowskiego, historyka sztuki 
kolekcja Armanda Vetulaniego, kuratora, krytyka i historyka sztuki, pierwszego powojennego dyrektora CBWA Zachęta 
kolekcja prywatna spadkobierców Armanda Vetulaniego

L I T E R AT U R A :
Władysława Jaworska, Tadeusz Makowski - życie i twórczość, Wrocław 1964, il.174, s. 283 
Władysława Jaworska, Tadeusz Makowski - polski malarz w Paryżu, Wrocław 1976, il. 89





Tadeusz Makowski był jednym z najwybitniejszych artystów polskich I. po-
łowy XX wieku. W latach 1903-08 uczył się wAkademii krakowskiej u Józefa 
Unierzyskiego, Józefa Mehoffera i Jana Stanisławskiego; postawa artystycz-
na Makowskiego ukształtowała się w początkowym okresie pod wpływem 
symbolistycznego malarstwa pejzażowego Stanisławskiego, Mehoffer zaś 
przekazał mu znaczenie istoty rysunku jako środka ekspresji i zamiłowanie 
do dekoracyjnej, secesyjnej stylistyki. W roku 1908, przez Monachium, 
Makowski wyjechał do Paryża. Do stolicy Francji wybierał się na rok, lecz 
pozostał do końca życia. Zetknięcie z Paryżem tuż po studiach rodzi 
w Makowskim sprzeczne uczucia – zachwyca się w szczególności Luwrem, 
w którym odkrywa Rembrandta, lecz stoi w otwartej kontrze w stosunku do 
obecnych kierunków awangardowych.

Przechadzając się po paryskich salonach, zauważa, że są one „stekiem naj-
rozmaitszych manier” i że „należy być odpornym, by się nie dać porwać tym 
błyskotliwym na zewnątrz sposobom malowania”. Kontakt z malarstwem 
Puvisa de Chavannesa i Paula Cézanne’a stanowi pierwszy krok ku porozu-
mieniu z paryską sztuką współczesną. Od 1918 roku w jego dziele zjawia się 
emblematyczny dla całego dorobku temat: przedstawienia dzieci. Kluczowy 
motyw w dojrzałej twórczości Tadeusza Makowskiego – postać dziecka – 
pojawił się po raz pierwszy w jego obrazach około 1918, m.in. w słynnej 
kompozycji „Vita brevis, ars longa” (Muzeum Narodowe w Warszawie). 

Artysta miał już wówczas za sobą okres kubistyczny, powoli rezygnował 
w geometrycznej stylizacji formy. Latem 1913 za namową Henri’ego Le Fa-
uconniera wyjechał do bretońskiej miejscowości Ploumanach, co pozwoliło 
mu przezwyciężyć formalny rygor awangardowego kierunku. Po wybuchu 
Wielkiej Wojny przeniósł się do Doëlan, gdzie mieszkał u Ślewińskiego, 
następnie osiadł na farmie Keranquernat koło Le Pouldu. Bretoński pejzaż 
stał się dla twórcy źródłem nowej harmonii malarskiej, stymulował powrót 
do konkretu przedmiotów.

Lekcja kubizmu okazała się jednak dla Makowskiego fundamentalna, zawa-
żyła bowiem na poszukiwaniu przez niego praw konstrukcji i architektoniki 
obrazu. W kolejnych latach w jego œuvre pojawiły się wyraźne inspiracje 
sztuką Niderlandów, zwłaszcza Holandii. Jego sceny rodzajowe i pejzaże 
wykazywały silne związki z pracami Pietera Bruegla, Davida Teniersa czy 
Jakoba Ruysdaela. Pociągało go ciche życie zaklęte w dziełach małych mi-
strzów Północy. U progu trzeciej dekady XX stulecia artysta coraz częściej 
wybierał motyw dziecka. Wtedy też wypracował indywidualny język form, 
cechujący się liryzmem, naiwną stylizacją, jasną i matową paletą barwną. 
Już w latach 20. malarz, osiadły w Paryżu, wyjeżdżał regularnie do Bretanii, 
gdzie inspirację znajdował w lokalnym folklorze. Fascynował go szczegól-
nie temat krajobrazu departamentu Morbihan.



Figura dziecka, tak chętnie wykorzystywana w dobie modernizmu, ma 
u twórcy rodowód symbolistyczny. Zwraca się uwagę na powinowactwa do-
robku Makowskiego i Witolda Wojtkiewicza. Dla nich obydwu dziecięctwo 
było swego rodzaju stanem innego, być może lepszego człowieczeństwa. 
Antynaturalistyczne formy, w które ubierali swoich modeli, służyły za rodzaj 
przykrycia intymnego, uczuciowego świata dziecięcej psychiki. Krytyk 
Wieczorkiewicz pisał o malarzu: „Patrząc na dziecko, stara się i on na świat 
patrzeć oczami dziecka, oczami rozszerzonymi ciekawością świata i bogac-
twem dziecięcej wyobraźni” (Antoni Wieczorkiewicz, Obrazy Tadeusza Ma-
kowskiego w Warszawie, „Polska Zbrojna”, 28 października 1936). Dziełem, 
które stało się dla artysty przepustką do wystawiania wważnych galeriach 
Paryża, była „Kapela dziecięca”, pokazana na Salonie Niezależnych w 1923 
(1922, Muzeum Narodowe w Warszawie).

Tradycja portretowania dzieci z najdrobniejszymi ich przeżyciami wiąże 
się z rozwojem nowoczesnej sztuki portretowej i romantycznym światopo-
glądem. To romantycy, poeci i malarze, jako pierwsi dostrzegli „głębsze” 
widzenie dzieci oraz szczerość ich emocji. Makowski jawi się jako wielki 
spadkobierca tej tradycji: „Artysta daleki jest od lekceważenia najdrobniej-
szych nawet przeżyć dziecka; przeciwnie, stwarza świat dzieci o własnej 
bogatej skali emocjonalnej. To nie dorosły człowiek widzi dziecko, które 
wzrusza go swym nieświadomym wdziękiem i tym, że jest nieporadne. To ta 

mała istota tak wyobraża sobie siebie, tak widzi inne dzieci, zwierzęta, drze-
wa (...)” (Władysława Jaworska, Tadeusz Makowski, polski malarz w Paryżu, 
Wrocław 1976, s. 25).

Prezentowana kompozycja „Dzieci na plaży” powstała w okresie stabili-
zującego się wysokiego znaczenia Tadeusza Makowskiego na francuskiej 
scenie malarskiej. Na tle znanej spuścizny artysty, katalogowe dzieło 
wyróżnia się swoją zwartą, jednolitą formą, z której prześwieca dotychczaso-
wa konsekwencja stylistyczna Makowskiego. Jednocześnie zawiera w sobie 
poetycką naiwność znaną z prac artysty z początku lat 20., oraz dynamizm 
i nasycony koloryt, jak również śpiewną radość wynikająca z igraszek dzieci 
na plaży. Dyskretna barwa oraz zatrzymanie w kadrze dynamiki chwili uru-
chamia skojarzenie z rodzajem kukiełkowego teatrzyku. „Dzieci na plaży” 
to rzadkie pod względem ikonograficznym i formalnym dzieło Makowskie-
go. Pracę można bowiem interpretować jako sumę doświadczeń artysty 
z okresu kubistycznych poszukiwań około 1913 oraz doświadczenie sztuki 
mistrza Makowskiego, Henriego Rousseau.
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Z Y G M U N T  J Ó Z E F  M E N K E S
1896-1986

Martwa natura z paletą i przyborami malarskimi, lata 30. XX w.

olej/płótno, 92 x 74 cm
sygnowany p.śr.: 'menkes'

estymacja: 
120 000 - 180 000 PLN  
26 000 - 39 000 EUR

P O C H O D Z E N I E :
kolekcja prywatna, Francja 
kolekcja prywatna, Polska

„Na palecie Menkesa często obecna jest czerwień – czerwień mocna, 
królewska, gorąca, zmysłowa…”. 
E. Teriade, O sztuce Zygmunta Menkesa [w:] Sigmund Menkes 1896-1986, Nowy Jork 1993, s. 17







Zygmunt Menkes to malarz, który działał w latach 20. oraz 30. XX 
wieku w paryskiej École de Paris wraz z innymi polskimi artystami 
żydowskiego pochodzenia. Około 1935 przeprowadził się do River-
dale w stanie Nowy Jork, gdzie działał równie prężnie. Uznawany jest 
za zdolnego ekspresjonistę oraz kolorystę. Jego droga artystyczna 
rozpoczęła się w 1912, w rodzinnym mieście – Lwowie. Następnie 
kontynuował studia malarskie w krakowskiej Akademii Sztuk Pięknych 
w latach 1919-22. Dopełnieniem jego edukacji był wyjazd do Paryża 
w 1923. Jego sztuka była często wystawiana na Salonach: d’Autom-
ne, Independatns, Tuileries oraz galeriach: Bernheim, de France, Le 
Portique. Artysta miał również swoje autonomiczne wystawy w Galerie 
Le Portique w 1928 oraz po przeprowadzce do Stanów Zjednoczonych, 
w 1936 w Nowym Jorku w Sullivan Gallery. Za oceanem współpracował 
ze zgrupowaniem Associated American Artists Gallery oraz prowadził 
wykłady w Art Students League. Tematyka jego dzieł obejmowała kom-
pozycje figuralne, portrety, akty, pejzaże, ale przede wszystkim martwe 
natury. Zaczynając swoją karierę malarską, ulegał wpływom fowizmu, 
głównie poprzez dzieła Henriego Matisse’a. Z biegiem lat oraz rozwo-
jem jego sztuki coraz bardziej interesował się nurtem ekspresjonizmu. 
W martwych naturach pokazywał różnorodność dekoracyjności tkanin 
oraz tapet. Przedmiotem jego rozważań często była własna pracownia, 
którą również wykorzystywał jak tło dla portretów. Natomiast sama w 
sobie była wyjątkowo ciekawym tematem, nacechowanym zmysłowo-
ścią. Przedmioty, które ukazywał, były budowane samą plamą barwną. 

Artysta stosował wąską paletę barwną, malował intensywnymi brązami, 
żółcieniami, czerwieniami oraz zieleniami, które chętnie kontrastował 
z czernią. W sposób ekspresyjny deformował ukazywane obrysowane 
grubym konturem przedmioty.

Idealnie określiła jego twórczość monografista Władysława Jawor-
ska: „Menkes kocha materię. Linią, kolorem, światłem wydobywa jej 
soczystość, sensualność. To służy mu zarówno do wyrażenia zachwytu 
dla natury, w którą jest ciągle wsłuchany, jak i dla dramatu ludzkiej kon-
dycji. Tęsknota i nigdy nienasycony niepokój, szukanie coraz głębszych 
pokładów psychicznych i biologicznych tchną z każdego dzieła. Każdy 
przedmiot, na pozór codzienny, zwyczajny, żyje samodzielnym życiem. 
Martwa natura nigdy nie jest martwa, ma swoje utajone ‘ciche życie’”. 
(Władysława Jaworska, Zygmunt Menkes. Malarz École de Paris, „Biu-
letyn Historii Sztuki” 1996, nr 1-2, s. 19).

O wartości prac artysty świadczy obecność jego dzieł w takich muzeach 
jak: Metropolitan Museum of Art, Whitney Museum i Jewish Museum 
w Nowym Jorku, Smithsonian Institution, Corcoran Museum i Joseph 
Hirshhorn Museum w Waszyngtonie, Cranbrook Academy w Detroit, 
Galerie du Jeu de Paume i Centre Georges Pompidou w Paryżu, Betsalel 
Museum w Jerozolimie, Muzeum w Tel Awiwie, Muzeum Narodowe w 
Warszawie, Muzeum Sztuki w Łodzi oraz w wielu ważnych prywatnych 
kolekcjach.
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Z Y G M U N T  J Ó Z E F  M E N K E S
1896-1986

Kwiaty na stoliku ("Martwa natura"), przed/lub 1933

olej/płótno, 116 x 73 cm
sygnowany p.d.: 'Menkes'

estymacja: 
120 000 - 180 000 PLN  
26 000 - 39 000 EUR

P O C H O D Z E N I E :
kolekcja prywatna, Polska

L I T E R AT U R A :
"Sztuki Piękne" 1933, t. IX, s. 292 (il.)

W okresie międzywojenny Zygmunt Menkes wykonywał przede wszystkim wyciszo-
ne martwe natury. Sceny figuralne stanowiły margines jego zainteresowań. Polska 
krytyka zarzucała mu nawet, że poświęca czas nie na malarstwo, ale na „wiązanie 
bukietów”. Edward Woroniecki po obejrzeniu tych kwiatowych kompozycji w 1928 na 
„Salonie Tulijeryjskim” doszedł do wniosku, że artysta reprezentuje „prąd radykalny” 
i – co gorsza – w swoich martwych naturach „wpada w prawdziwą anarchię kolorytu 
o płynności rozżarzonej i upajającej”. Dla nielicznych, jak dla Artura Prędskiego, owa 
„anarchia” oznaczała „życie”. Dla kolejnych pokoleń krytyki i historii sztuki (z Wła-
dysławą Jaworską na czele) wysoki poziom obrazów i ich pozycja w dorobku autora 
były już bezdyskusyjne. Jaworska pisała: „kocha materię. Linią, kolorem, światłem 
wydobywa jej soczystość, sensualność. To służy mu do wyrażenia zachwytu dla natury, 
w którą jest ciągle wsłuchany (...). Tęsknota i nigdy nienasycony niepokój, szukanie 
coraz głębszych pokładów psychicznych i biologicznych tchną z każdego dzieła. 
Każdy przedmiot, na pozór codzienny, zwyczajny, żyje samodzielnym życiem. Martwa 
natura nigdy nie jest martwa, ma swoje utajone, ciche życie”.
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H E N R Y K  E P S T E I N
1891-1944

Pasterki z krowami, około 1922

olej/płótno, 50 x 61 cm
sygnowany p.d.: 'H. Epstein'

estymacja: 
70 000 - 90 000 PLN  
15 300 - 19 600 EUR

P O C H O D Z E N I E :
dom aukcyjny Mathias & Oger-Blanchet, Paryż, październik 2019 
kolekcja prywatna, Polska

„Poszczególne obrazy przypominają odrębne organizmy żyjące 
intensywnym życiem. Płaszczyzny wibrujące i drżące. Kolory, któ-
rych zadaniem nie jest tworzenie barwnych arabesek, lecz ożywie-
nie materii przedstawionej na dwuwymiarowym płótnie, a zatem 
zastosowanie fikcji wizualnej. Cnota kardynalną artysty, o którym tu 
mowa, jest umiejętność tworzenia iluzji, że przedstawiane postaci 
żyją i działają”.
Waldemar George, Epstein, Paris 1931, s. 7-13, cyt. za: Anna Wierzbicka, Artyści polscy 
w Paryżu 1900-1939, Warszawa 2008, s. 120





Renoir, Soutine i Modigliani to trzy nazwiska, które paryscy 
krytycy najczęściej przywoływali, gdy pisali o dziełach 
Henryka Epsteina. Czwartym „nazwiskiem”, a właściwie 
elementem jego sztuki był widoczny dla rezenzentów, ale 
trudny do zdefiniowania pierwiastek obcy. Określano go 
niekiedy jako żydowski, wschodni, polski albo rosyjski 
(aż do lat 30. wielu Francuzów po prostu uważało Polskę 
za dawną prowincję Imperium Rosyjskiego). Zdaniem René 
Barotta to właśnie „krajowi rodzinnemu [Epstein] zawdzięcza 
tę głębię, tak przyciągającą stronę swojego malarstwa, jego 
dziwne bogactwo plastyczne” („L’Homme libre”, 20.11.1931, 
s. 2). Twórca opuścił jednak rodzinne strony już jako dziewięt-
nastolatek. Nie zostawiał zresztą wiele – wcześnie osierocony 
przez ojca (księgarza i antykwariusza), wychowywał się pod 
opieką matki w łódzkim getcie. Przez dwa lata studiował 
w monachijskiej akademii. W 1912 przeniósł się do Paryża 
i zapisał do prywatnej akademii Grande Chaumière. W 1913 
znajdujemy go jednak w Kijowie, gdzie odbywa obowiąz-
kową służbę wojskową. Wybuch I wojny światowej zastaje go 
znów nad Sekwaną. W przeciwieństwie do wielu tamtejszych 
artystów Epstein nie próbował jednak zapisać się do Legii 
Cudzoziemskiej (dawało to możliwość otrzymania obywatel-
stwa), ale zgłosił się do armii polskiej formowanej 

we Francji. Wojna nie przynosi mu jednak niczego poza biedą. 
W latach 20. Epstein zamieszkał w La Ruche. Przyjaźnił się 
z Modiglianim (po śmierci malarza, wyniszczonego gruźlicą 
i alkoholem, zaangażuje się w ruch na rzecz trzeźwości), 
Soutine’em, Chagallem, Utrillem. Modelki pożyczał od 
Krémegne’a. Od 1921 wystawiał w towarzystwie przyjaciół 
z Ula, m.in. na Salonach Jesiennym, Niezależnych i Tuilleries. 
Włączał się zarówno w ruch na rzecz odrodzenia sztuki żydow-
skiej, jak i w środowiska polonijne. Być może wymuszone 
życie we wspólnocie artystów wpłynęło na ukształtowanie się 
osobowości twórcy. Zasłynął z tego, że nie pozwalał oglądać 
się przy pracy i niechętnie o niej opowiadał. Unikał alkoholu. 
Pod koniec lat 20. uciekł z Ula. Często jeździł na plenery 
do Bretanii (m.in. do Quiberon i Concarneau). Kiedy tylko 
zarobił większe pieniądze, kupił niewielką farmę w Epernon, 
w połowie drogi między Paryżem a Chartres. Na początku na 
Henryka Epsteina oddziaływały postimpresjonizm i malar-
stwo Gauguina i Cézanne’a (polska prasa pisała, że „pierwsze 
płótna Epsteina, zaraz po przybyciu do Paryża, były cierpkie”). 
W latach 20. autor wszedł w krąg fowizmu i ekspresjonizmu 
i właśnie na tym gruncie ukształtował swój indywidualny styl. 
Jego rozwój przerwał wybuch drugiej wojny światowej.

Henryk Epstein, lata 20. XX w., archiwum rodziny artysty, 
za: Henryk Epstein. Mistrzowie École de Paris, katalog wystawy, 
Villa la Fleur, Konstancin-Jeziorna, Warszawa 2015, s. 2
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H E N R Y K  E P S T E I N
1891-1944

Martwa natura z peoniami w wazonie, 1928

olej/płótno, 50 x 61 cm
sygnowany l.d.: 'H. Epstein'
na krośnie malarskim opisany ołówkiem: 'nature morte aux pivoines 1928' 
oraz stara nalepka inwentarzowa

estymacja: 
30 000 - 40 000 PLN  
6 600 - 8 700 EUR

P O C H O D Z E N I E :
dom aukcyjny Boisgirard, Paryż, kwiecień 2012 
kolekcja prywatna, Polska

Henryk Epstein zasłynął z wykazywania związków z malarstwem Paula Cézanne’a oraz 
Paula Gauguina. Najczęstszymi tematami jego dzieł były martwe natury oraz pejzaże. 
Wraz z rozwojem jego stylu malarskiego dzieła były coraz bliższe wpływom fowizmu 
oraz ekspresjonizmu. Tworząc dzieło, w płynny sposób posługiwał się wieloma fak-
turami. Wyróżniała go bogata paleta barwna o silnej ekspresji koloru. Prezentowana 
w katalogu martwa natura jest tego idealnym przykładem. Na obrazie dominuje bukiet 
obfitych czerwonych kwiatów w białym wazonie skontrastowany z soczystą zielenią 
ich liści. Drugoplanowym elementem, lecz również zaznaczającym swoją obecność 
na obrazie, jest część fotela lub pufy obitej eleganckim materiałem i wytłoczonym 
symetrycznym wzorem. Kompozycja jest spójna i elegancka w swym tonie.
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H E N R Y K  E P S T E I N
1891-1944

Droga we wsi, lata 30. XX w.

olej/płótno, 46 x 55,5 cm
sygnowany l.d.: 'H. Epstein'

estymacja: 
45 000 - 60 000 PLN  
9 800 - 13 100 EUR

P O C H O D Z E N I E :
kolekcja prywatna, Polska

Widoki z drzewami stają się domeną Epsteina w latach 30. XX stulecia. Malarz tworzy 
wiejskie widoki z górnonormandzkiego Cocherel, gdzie mieszkał zmarły w 1932 roku 
Aristide Briand, premier Republiki i miłośnik sztuki. W 1934 roku Epstein odwiedził 
jego rodzinną posiadłość i stworzył serię pogodnych widoków okolicy. Druga połowa 
lat 30. przynosi wyjazdy do Épernon w departamencie Eure-et-Loir, gdzie malarza 
ostatecznie osiada w 1938 roku. Fascynuje go aura średniowiecznego miasteczka, ale 
również (a może przede wszystkim?) sielska natura. Maluje przede wszystkim w ple-
nerze okolice rzeki Drouette, Épernon, Vinarville, Rambouillet. Oprócz malarstwa, 
pięćdziesięcioletni artysta poświęca się łowieniu ryb i uprawie ogrodu. Razem z żoną 
Suzanne tworzą zgodne małżeństwo, a życiowa harmonią prześwieca z jego rozegra-
nych w zieleniach pejzaży z drugiej połowy lat 30.
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H E N R Y K  E P S T E I N
1891-1944

Pejzaż z drzewami, lata 30. XX w.

olej/płótno, 46,5 x 55,5 cm
sygnowany l.d.: 'H. Epstein'

estymacja: 
55 000 - 70 000 PLN  
12 000 - 15 300 EUR

Henryk Epstein to artysta, którego twórczość pierwotnie wywodziła się z „ekspre-
sjonizmu łódzkiego”. Chwilowym miejscem jego nauki było Monachium, następnie 
podjął kształcenie w Paryżu. Na początku swego pobytu inspirował się postimpresjo-
nizmem oraz syntetyzmem Paula Gauguina i École de Pont-Aven. W dalszych latach 
był wyznawcą fowizmu. Jego malarstwo z okresu lat 20. i 30. charakteryzowało się 
dynamizacją kompozycji, stosowaniem kontrastów barwnych oraz światłocieniowych. 
Głównym tematem jego pejzaży była natura francuskiej wsi, rejonów Bretanii i Nor-
mandii. Pejzaże z drzewami Henryka Epsteina stały się głównym motywem jego ma-
larstwa w latach 30. XX wieku, dokładnie wtedy, gdy jego twórczość nabrała dojrzałego 
charakteru. W szczególności zainteresowały go widoki drzew z małych miasteczek 
departamentu Eure-et-Loir, które prezentował w niezwykle ekspresyjnym tonie.
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J O S E P H  P R E S S M A N E
1904-1967

Pejzaż, 1967

olej/płótno, 33 x 46 cm
sygnowany i datowany l.d.: 'J. Pressmane 67'
opisany na odwociu: '44 (w okręgu) | paysage avant | sa mort | 8P'

estymacja: 
20 000 - 30 000 PLN  
4 400 - 6 600 EUR

P O C H O D Z E N I E :
kolekcja prywatna, Polska

W Y S TA W I A N Y :
Joseph Pressmane, Villa la Fleur, Konstancin-Jeziorna, 18 maja - 28 września 2019

L I T E R AT U R A :
Artur Winiarski, Joseph Pressmane. Mistrzowie École de Paris, Warszawa 2019, nr kat. 97, s. 172-173 (il.)

Pressmane był artystą różnych gatunków malarskich, lecz najpełniej 
wyrażał się w tematyce pejzażowej, w której potrafił ukazać pełnię 
różnorodnych środków swojej sztuki. Prezentowane w katalogu dzieło to 
pokłosie długiego pobytu artysty w Paryżu oraz jego licznych podróży po 
Francji, które zaczął praktykować po II wojnie światowej. Oddawanie uroku 
małych miejscowości Ile-de-France dawało malarzowi ogromną satysfak-
cję, bowiem dzieła te dawały wyraz nieskrępowanej wrażliwości twór-
czej; każde miasteczko i każdy jego widok traktowany był indywidualnie 
niczym model. Pressmane nie ograniczał się w środkach wyrazu – chętnie 
operował niejednorodną perspektywą, kompozycją i barwami, dlatego też 
na jego płótnach można obserwować wielowarstwowe pejzaże wyrażone to 
kolorami czystymi, to przymgloną zielenią, krzykliwym kolorem lokalnym, 

pastelowym zarysem. Pressmane pracował pod naporem chwili, dyktując 
efekt tylko swojej wyobraźni. Nie planował rozwiązań kolorystycznych, nie 
dopracowywał detalu, działając tym samym na rzecz ciekawej tektoniki 
obrazu, nakładających się warstw farby. Dzieło prezentowane w katalogu 
pochodzi ze szczytowego okresu twórczego artysty, czasu, w którym osią-
gnął mistrzostwo w operowaniu naturą światła, a jego paleta ze wzmo-
żoną czujnością rejestrowała różnorodność nastrojów natury. Jak pisano 
w czasach Pressmane’a, w jego obrazach wyczuwalny był delikatny smutek, 
wypływający z subtelnie odkrywanych cech obserwowanych pór dnia, pór 
roku. W Pressmanie widziano liryka natury, który, malując, komponował 
melodię odpowiednio dopasowaną do płaszczyzny malarskiej.
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TA M A R A  Ł E M P I C K A
1895-1980

Wnętrze salonu, około 1924

ołówek/papier, 24 x 17 cm
sygnowany faksimile podpisu malarki l.d.: 'T. DE LEMPICKA'

estymacja: 
25 000 - 35 000 PLN  
5 500 - 7 700 EUR

O P I N I E :
certyfikat Yvesa Plantina z dn. 8 lipca 2021 roku

P O C H O D Z E N I E :
zakup bezpośrednio od artystki 
kolekcja Yvesa Plantina 
kolekcja prywatna, Francja

Paryskie lata Łempickiej to czas rozwoju jej sztuki oraz niezwykłej popularności 
jej twórczości. Zainteresowanie malarki kubizowaniem bryły, syntetyzowaniem 
postrzeganych przedmiotów i rzetelnym konstruowaniem przedstawienia znalazły 
idealny rezonans w bardzo modnej w połowie lat 20. stylistyce art déco w designie. 
Choć termin ten wiązał się z tendencją w projektowaniu zdobnych, a jednocześnie 
klarowanie ustrukturyzowanych przedmiotów, to odnosiło się go również do stylu 
w malarstwie. Owe przemiany i potrzeba stworzenia nowej sztuki użytkowej odbijała 
się echem w nowoczesnym stylu życia. Modelki, takie jak księżna de Ganay, Peggy 
Guggenheim, a więc kobiety pewne siebie i wpływowe, stawały się nowymi egeriami 
Paryża. Aroganckie, snobistyczne, niekiedy perwersyjne, ubrane w kreacje od Chanel 
czy Schiaparelli wyrażały nowego, powojennego ducha czasu. Stawały się bywal-
czyniami kawiarń, nowomodnych clubów w amerykańskich stylu, ale też oficjalnych 
przyjęć. Piły, paliły, prowadziły szybkie samochody (porównaj „Autoportret w zielonym 
Bugatti” Tamary Łempickiej). Łempicka była członkinią rosyjskiej elity, która stanowi-
ła wpływowe środowisko w Paryżu, kojarzone z utracjuszowską zabawą.

Malarka bazowała na wizerunku dekadentki i hetery, kojarzonej z erotycznymi skan-
dalami. Jej sztuka przedstawiała tego rodzaju nowy ideał człowieka „szalonych lat”, 
lecz również stanowiła perfekcyjną dekorację przestrzeni, w której żyła. W latach 20. 
tworzyła idealnie skomponowane martwe natury. Prezentowane rysunkowe studium 
wnętrza pochodzi ze zbioru jednego z najważniejszych kolekcjonerów sztuki art déco, 
założyciela paryskiej Luxembourg Gallery i promotora twórczości Łempickiej, Yvesa 
Plantina.

Romans z Gabrielem d’Annunzio doprowadził do rozwodu Tamary i Tadeusza Łem-
pickich w 1927 roku. Siedem lat później malarka poślubiła barona Roula Kuffnera. 
W 1938 roku opuściła Europę i od lat 40. stała się wziętą portrecistką w Hollywood. 
Od lat 60. do śmierci w 1980 roku mieszkała w Meksyku. W ostatnim czasie biografia 
i dzieło Łempickiej cieszy się coraz większym zainteresowaniem. Coraz częściej 
urządzane są wystawy jej twórczości, a malarstwo Łempickiej wkracza do międzynaro-
dowego kanonu. W kolekcjach publicznych w Polsce można podziwiać ledwie jeden jej 
obraz („Znużenie”, przed 1927, Muzeum Narodowe w Warszawie). W lutym 2020 roku 
ustanowiony został rekord na dzieło Łempickiej – prywatny kolekcjoner nabył „Portret 
Marjorie Ferry” z 1932 roku za niebagatelną kwotę 16,8 miliona dolarów. Prezentowa-
ne na aukcji rysunki należą do nielicznych, oryginalnych prac malarki, które pojawiły 
się na polskim rynku sztuki.
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TA M A R A  Ł E M P I C K A
1895-1980

Portret mężczyzny, około 1924

ołówek/papier, 25 x 17,3 cm
sygnowany faksimile podpisu malarki l.d.: 'T. DE LEMPICKA'

estymacja: 
25 000 - 35 000 PLN  
5 500 - 7 700 EUR

O P I N I E :
certyfikat Yvesa Plantina z dn. 8 lipca 2021 roku

P O C H O D Z E N I E :
zakup bezpośrednio od artystki 
kolekcja Yvesa Plantina 
kolekcja prywatna, Francja

Odkryta przez historię sztuki i kolekcjonerów w latach 70. XX stulecia, Tamara Łem-
picka stała się w kolejnych dekadach ikoną popkultury. Podobnie jej dzieła, stanowiące 
uosobienie eleganckiego i dekoracyjnego stylu sztuki Europy, która chciała się bawić, 
przeżywszy koszmar Wielkiej Wojny. W dobie dwudziestolecia międzywojennego była 
wziętą portrecistką intelektualnej i finansowej śmietanki Paryża. Jej popularność wyni-
kała z unikalnego stylu dzieł, jak również ekscentrycznego i dekadenckiego sposobu 
bycia. Przez całe życie podkreślała swoje związki z Polską. Enigmatyczny życiorys 
malarki został przez nią samą celowo zagmatwany. Trudności nastręcza już miejsce 
urodzin Łempickiej. W literaturze najczęściej przytacza się Moskwę, pojawiają się 
jednak głosy odnośnie do Warszawy.

Przyszła na świat w 1898 roku jako córka rosyjskiego kupca Borysa Gurwika-
-Gorskiego. Jej matka, Malwina Dekler, miała polskiego korzenie, stąd też Łempicka 
wraz z rodzeństwem dorastała w Warszawie. Na początku XX wieku Deklerowie nale-
żeli do towarzyskiej elity miasta. W 1911 roku Tamara przeniosła się do kuzynostwa 
w Petersburgu, gdzie uczyła się rysunku na kursach w Akademii Sztuk Pięknych. Już 
jako nastolatka uczestniczyła w najważniejszych wydarzeniach kulturalnych miasta: 
odwiedzała Teatr Maryjski czy Carskie Sioło, gdzie odbywały się elitarne koncerty dla 
rodziny carskiej. W Petersburgu poznała swojego przyszłego męża, prawnika Tade-
usza Łempickiego. W 1916 roku para wzięła ślub i na świat przyszła ich córka Maria 
Krystyna, Kizette, wielokrotnie portretowana przez matkę. Po rewolucji i kłopotach 
Łempickiego nią spowodowanych, zdecydowali się na wyjazd do Paryża. Od 1918 
roku Tamara podjęła studia u Maurice’a Denisa i Andre Lhote’a. Jej talent rozwijał się 
w oparciu o nowoczesne prądy sztuki, jak również rzetelne studia warsztatowe propa-
gowane przez wymienionych artystów. W przyszłości Łempicka będzie wielokrotnie 
wyjeżdżała do Włoch, aby studiować klasyków sztuki dawnej.
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J O S E P H  H E C H T
1891-1951

Martwa natura z kwiatami 

olej/płótno, 59 x 49 cm
sygnowany p.d.: 'Joseph Hecht'

estymacja: 
40 000 - 60 000 PLN  
8 700 - 13 100 EUR

Po odbytej służbie wojskowej Józef Hecht, dzięki pomocy ze strony rodziny, oddał 
cię całkowicie twórczości artystycznej. W latach 1909-1914 studiował w krakowskiej 
Akademii Sztuk Pięknych. W tym czasie odbył też podróże artystycznej do Wiednia, 
Rzymu i na Capri. W momencie wybuchu Wielkiej Wojny Hecht przybywał w Berlinie, 
z którego udał się do Norwegii i pozostawał aż do 1919 roku. Tam wszedł w kontakt 
w malarzem ekspresjonistą Isaakiem Grünewaldem. Mieszkając w niewielkiej miejsco-
wości nieopodal Oslo, tworzył obrazy olejne, rysunki i grafiki, a w Oslo Kunstforening 
odbyły się dwukrotnie wystawy jego dzieł (1918 i 1919). Po przyjeździe do Paryża 
włączył się życie artystycznej międzynarodowej kolonii artystycznej. Ciesząc się 
przyjaźnią rzeźbiarza Mojżesza Kogana, wkroczył do środowiska artystów pracujących 
w Cité Falguière. Głównym tematem jego twórczości stały się w okresie międzywo-
jennym zwierzęta, które studiować mógł w Jardin des Plantes. W tym czasie rozwijał 
się chyba najbardziej jako grafik i ilustrator. Prezentowana martwa natura zdradza 
wirtuozerię barwną, jak i kompozycyjną Hechta. Różnobarwne pola zostały wypełnione 
syntetycznymi formami, raz to kolistymi pociągnięciami pędzla, raz to charaktery-
stycznymi dla malarza szerokimi impastami. W prezentowanej pracy klarowne wydaje 
się nawiązanie do twórczości malarskiej Henri’ego Matisse’a.
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Z Y G M U N T  S C H R E T E R
1886-1977

Pejzaż wiosenny, około 1930

olej/płótno, 45 x 64 cm
sygnowany l.d.: 'Schreter'
na odwrociu ramy nalepka atelier ramiarskiego w Zurychu

estymacja: 
20 000 - 25 000 PLN 
4 400 - 5 500 EUR

Zygmunt Schreter to malarz pochodzący z Łodzi, gdzie jako nastolatek pomagał 
w fabryce ojca przy rysowaniu wzorów tkanin. Jego pasją w młodości była gra na 
skrzypach. Nietypowym etapem edukacji jak na przedstawiciela École de Paris, jest 
początkowe uczęszczanie artysty na zajęcia malarskie w Berlinie. Nauczycielami 
Schretera byli Lovis Corinth oraz Martin Brandeburg. Następnie został asystentem 
w atelier Hermanna Stucka. Aby utrzymać się w niemieckim mieście, pracował w fil-
harmonii oraz teatrze Maxa Reinharda. Już podczas pobytu w Berlinie angażował się 
w życie artystyczne żydowskiej oraz rosyjskiej emigracji. Debiutował w 1927 w Łodzi. 
Lata 30. XX wieku są dla niego szczególnym momentem twórczości w związku 
z kształtowaniem się jego stylu malarskiego, który nawiązywał do koloryzmu oraz 
ekspresjonizmu. Do Paryża przybył po raz pierwszy w 1932, w tym samym roku jego 
prace wystawił Salon des Tuileries. Dwa lata później osiadł w Paryżu na stałe. Malował 
przede wszystkim widoki z francuskiej prowincji. Jego pejzaże wyróżnia świetlistość 
oraz tajemniczość pobudzająca wyobraźnię.
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Z Y G M U N T  S C H R E T E R
1886-1977

Pejzaż z winnicą 

olej/płótno, 55 x 74 cm
sygnowany l.d.: 'Schreter'

estymacja: 
10 000 - 15 000 PLN  
2 200 - 3 300 EUR

Zygmunt Schreter pochodził z zamożnej łódzkiej rodziny fabrykantów. 
Pierwszy kontakt ze sztuką, dokładnie z grafiką, miał w fabryce ojca, 
gdzie rysował wzory tkanin. Warto wspomnieć, że młodszy brat artysty, 
Karol (1899-1932) był znanym berlińskim pianistą. Na skrzypcach za to 
grał szkolony przez matkę Zygmunt, ale ważniejszy w jego przypadku 
okazał się talent plastyczny – w łódzkim gimnazjum rosyjskim, do którego 
uczęszczał m.in. z poetą Julianem Tuwimem, kompozytorami Pawłem 
Kleckim i Aleksandrem Tansmanem, otrzymywał wyróżnienia za pierwsze 
prace. W momencie wybuchu I wojny światowej w 1914 roku przebywał 
z ojcem w Karlsbadzie, przez co został internowany. Później, przebywając 
w Berlinie, uczęszczał na zajęcia w prywatnej szkole Lovisa Corintha 
i Martina Brandenburga. Od Corintha Schreter przejął ekspresyjne zacięcie 
do szkicowego traktowania kompozycji i swobody w nakładaniu plam rozwi-
browanego, świetlistego koloru, które do perfekcji rozwinie w dojrzałej, już 
paryskiej twórczości. Po dojściu nazistów do władzy Schreter opuścił Niem-
cy. Początkowo wyjechał do Cannes, a do Paryża w 1934 roku i zamieszkał 

tam już na stałe. Malował portrety ludzi ze swojego otoczenia oraz widoki 
francuskiej prowincji, po której często podróżował. Brał udział w wielu 
wystawach, były to m.in. Salony Jesienne, Salon Niezależnych i wystawy 
tematyczne akwarelistów. Najwięcej rozpisywano się o ekspozycji z 1933 
roku: „(…) p. Schreter jest rzeczywiście malarzem a przede wszystkiem 
akwarelistą najwyższej klasy, który potrafi połączyć znakomicie nastrój, 
oddany przez odpowiedni dobór kolorów, ze znakomitym rysunkiem, 
wskazującym na wysoką klasę ukształtowania artysty (…)” – pisał redaktor 
Eugeniusz Kronman. Początkowo zamieszkał w Villa Alesia przy rue de 
Chantollon, w dzielnicy bohemy artystycznej na Montparnassie, wchodząc 
tym samym w środowisko tak zwanej Szkoły Paryskiej. Do Polski Schreter 
ostatni raz przyjechał na otwarcie wystawy swoich prac w 1937 roku, a okres 
II wojny światowej przeżył, ukrywając się w Paryżu. Mimo, że już w połowie 
lat 30. XX wieku przedstawiał się jako artysta francuski to obywatelstwo 
tego kraju otrzymał dopiero w 1960 roku.
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N ATA N  G R U N S W E I G H
1880-1956

"Rue de la Brèche-aux-Loups w Paryżu", około 1936

olej/tektura, 40 x 50 cm
sygnowany p.d.: 'Grunsweigh'
na odwrociu papierowa nalepka wystawowa, opisany numerem: '6' (w kole) 
oraz: 'Rue Breche aux loups | Paris 12e | Grunsweigh' oraz nalepki kolekcji

estymacja: 
25 000 - 35 000 PLN 
5 500 - 7 700 EUR

W Y S TA W I A N Y :
Nathan Grunsweigh. Mistrzowie École de Paris, Villa la Fleur, Konstancin-Jeziorna, 16 maja - 12 września 2020 
Salon des Tuileries, Paryż, 1936

L I T E R AT U R A :
Nathan Grunsweigh. Mistrzowie École de Paris, tekst Maria Muszkowska, katalog wystawy, Villa la Fleur, Konstancin-Jeziorna, 
Warszawa 2020, nr kat. 34, s. 109 (il.)

Podobnie jak inni zdolni polscy artyści żydowskiego pochodzenia Natan Grunsweigh 
wyjechał do Paryża, aby rozwijać się artystycznie. Jego przybycie zbiegło się z wy-
buchem Wielkiej Wojny. Nie przeszkodziło mu to w tworzeniu oraz debiutowaniu na 
salonach paryskich: Salonie Jesiennym, Salonie Niezależnych oraz Salonie des Tuile-
ries. Zawiązał wiele artystycznych przyjaźni, m.in. z Chaimem Soutinem, Michelem 
Kikoine’em oraz Pinchusem Krémègne’em. Malarz tworzył głównie w nurcie kubizmu 
oraz postimpresjonizmu. Stworzył wiele miejskich pejzaży wyróżniających się niezwy-
kłą kolorystyką, która prowadziła do deformacji. Miejskie widoki powstawały w latach 
20. oraz 30. Pomimo że miasto tętniło wtedy życiem, muzyką, tańcem i zabawą, artysta 
ukazywał jego tajemniczą wersję. Grunsweigha fascynowały sklepowe witryny, szyldy, 
niewielkie domki, które budowały spokojną atmosferę jego obrazów. Gdy wybuchła II 
Wojna Światowa, artysta nie był bezpieczny w Paryżu i, jak się do niedawna uważało, 
w 1943 deportowano go do obozu koncentracyjnego. Według przekazów rodzinnych 
przeżył jednak wojnę i zmarł w Paryżu w 1956.
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J E A N  P E S K E
1870-1949

Macierzyństwo 

olej, tempera/tektura, 75 x 52 cm
sygnowany l.d.: 'Peské'
na odwrociu olejny szkic, numery inwentarzowe kredką oraz nalepki aukcyjne

estymacja: 
35 000 - 45 000 PLN  
7 700 - 9 800 EUR

P O C H O D Z E N I E :
kolekcja prywatna, Stany Zjednoczone 
Cornette de Saint-Cyr, Paryż, czerwiec 2005 
kolekcja prywatna, Monako

W Y S TA W I A N Y :
Jean Peské. Dialogue de deux cultures, Muzeum Narodowe w Kijowie, wrzesień 2011

L I T E R AT U R A :
Jean Peské. Dialogue de deux cultures, katalog wystawy, Muzeum Narodowe w Kijowie, ???? 2011, nr kat. 56, s. 85 (il.)

„Peske należy do najpopularniejszych we Francji neoimpresjonistów. Jego notat-
ki, szkice, rysunki zdradzają wiele dowcipnej obserwacji, sprawności w układzie 
obrazu, znaczne wirtuozostwo w operowaniu skrótami kompozycyjnymi. Posiada on 
bardzo biegłą pisownię plastyczną; szczęśliwie skombinowanymi znakami i dobrze 
rozmieszczonymi plamami notuje pełne słonecznego wesela nastroje”.
Adolf Basler, Salon Jesienny w Paryżu II (Udział artystów polskich), „Literatura i Sztuka” 1909, nr 32 (dod. 
do nr. 546 „Nowej Gazety”), s. 3

Macierzyństwo jest motywem malarskim, który budził ciekawość wielu artystów. 
Niesie on ze sobą wiele znaczeń. Najprostszym jest prezentowanie rodziny, ciepła, 
miłości. Symbolicznym zaś nawiązanie do mistyczności Matki Boskiej karmiącej Dzie-
ciątko, dodatkowo często otoczonej roślinnością, tłem z zagajników czy ogrodów, które 
budują jeszcze większą tajemnicę oraz nastrój intymności. Jednym z najsłynniejszych 
polskich twórców malujących sceny z karmiącą matką był Stanisław Wyspiański. 
Powtarzający się temat macierzyństwa występuję również na obrazach Jana Miro-
sława Peszke. Tenże malarz, kierując się dawnymi kanonami sztuki, z subtelnością 
podchodzi do takiej tematyki. Jego macierzyństwo to pełen ciepła wizerunek matki 
z dzieckiem oddający cud narodzin.

Peszke swoją edukację malarską zdobył przede wszystkim we Francji, m.in. 
w Académie Julian. Stworzył własne muzeum w Langwedocji w 1934, obecnie 
nazwane Musee de Collioure Fonds Peske. Jego dzieła kolekcjonowała między 
innymi Maria Curie-Skłodowska. Był związany z dwumiesięcznikiem „La Revue blan-
che”. Artysta przesiąkł towarzystwem bohemy artystycznej. Przyjaźnił się z Henrim 
de Toulouse-Lautreckiem, Paulem Sérusierem, Maurice’em Denisem, Paulem 
Signakiem, Pierre’em Bonnardem. Przez jakiś czas był zafascynowany techniką akwa-
forty, poetyką pointylizmu, szkołą Pont-Aven oraz plenerami w Barbizonie. Malował 
głównie farbami olejnymi. Dzieła Jeana Peske możemy zobaczyć w muzeach w Paryżu, 
Rouen, Saint-Tropez, Genewie oraz Warszawie.
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J E A N  P E S K E
1870-1949

Kościół Saint-Médard w Paryżu 

olej/płótno, 55 x 46 cm
sygnowany p.d.: 'Peske'
na odwrociu numer inwentarzowy, na krośnie malarskim stemple odnoszące się do rozmiaru podobrazia 
oraz opisany: 'St. Médard'

estymacja: 
30 000 - 40 000 PLN  
6 600 - 8 700 EUR

P O C H O D Z E N I E :
kolekcja prywatna, Warszawa

W 1894 śladem Paula Signaca Peszke dotarł na wybrzeże we wschodnich Pirenejach, 
do Collioure. Z miejscem tym był związany całe życie, a przyjechał tam w czasach, 
gdy miejscowość nie była skolonizowana przez artystów nowoczesnych. To właśnie 
w Collioure w 1905 pracowali wspólnie Henri Matisse iAndré Derain, a ich dzieła 
z tego okresu przeszły do historii jako pierwsze obrazy fowistyczne. Peszke przebywał 
w okresie zimowym w miasteczku Bormes les Mimosas na Lazurowym Wybrzeżu, 
gdzie mieszkał w latach 1910-15. Kupił tam działkę i zbudował dom z pracownią 
nazywany Le Bastidoun. Uprawiał pejzaż morski, tworzył w okolicach Bormes, 
Lavandou, zatoki Gouron. Jego sztuka wyrosła na gruncie neo- oraz postimpresjoni-
zmu i zachowała ich główne cechy. Autor z czasem zbliżył się do fowizmu w eks-
presyjnym odczuwaniu koloru, lecz zawsze pozostawał wierny obserwacji natury. 
Uprawiał malarstwo olejne i akwarelowe, a także – z niemałym powodzeniem – grafikę, 
której technik nauczył się w latach 90. od Paula Sérusiera, Henriego de Toulouse- 
-Lautreca i Camille’a Pissarra. W 2 dekadzie XX wieku przylgnęło do artysty miano 
„portrecisty drzew”. Wyspecjalizował się w przedstawianiu ich pni i koron, czynił 
z nich żywotne figury duszy natury, a Guillaume Apollinaire nazywał go żartobliwie 
„leśniczym malarstwa”. W latach 20. i 30. XX stulecia odnosił duże sukcesy, a jego 
twórczość cieszyła się popularnością. Prezentowane dzieło to ciekawy paryski widok 
ze średniowiecznym kościołem Saint-Médard. Malarz ujął w kadrze flagę francuską, 
co może sugerować, że tłum na ulicy zebrał się z okazji Święta Narodowego Francji 
(14 lipca).
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L E O P O L D  G O T T L I E B
1879-1934

Czytająca, około 1927-1929

olej/tektura, 36 x 40 cm
sygnowany l.d.: 'l. gottlieb'

estymacja: 
50 000 - 70 000 PLN 
10 900 - 15 300 EUR

Leopold Gottlieb to najmłodszy brat słynnego XIX-wiecznego malarza Maurycego 
Gottlieba. Rozpoczął swoją edukację malarską w Akademii Sztuk Pięknych w Krako-
wie, gdzie uczył się w latach 1896-1902. Kształcił się pod okiem wybitnych malarzy 
– Jacka Malczewskiego oraz Teodora Axentowicza. W 1903 wyjechał na stypendium do 
Monachium, a w 1904 debiutował na Salonie Niezależnym w Paryżu. Po dwóch latach 
w stolicy Francji odbył podróż w celach zawodowych do Jerozolimy. Przyjął stanowisko 
profesora w katedrze malarskiej w Szkole Sztuk Pięknych i Rzemiosł Artystycznych 
Besaleela. Po powrocie do Paryża zaprzyjaźnił się z Melą Muter oraz Diego Riverą. 
W 1914 został powołany do Legionów Polskich. Po wojnie, w 1929, został członkiem 
Stowarzyszenia Artystów Polskich „Rytm”. Gottlieb w swoich dziełach malarskich był 
wierny nurtowi ekspresjonistycznemu. Krytyka dostrzegała jego inspirację portretami 
Egona Schielego oraz Oskara Kokoschki. Po 1927 jego sztuka przechodzi swoistą 
przemianę. Artysta zawęził kolorystykę do podstawowej, jasnej, perłowej, a postaci 
ukazywane we wnętrzach były jakby pozbawione rysów twarzy.
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J A C Q U E S  C H A P I R O
1887-1972

Martwa natura z krabem, 1945

olej/płótno, 46 x 55 cm
sygnowany i datowany l.d.: 'Jacques Chapiro | 945'

estymacja: 
18 000 - 24 000 PLN  
4 000 - 5 300 EUR

Jacques Chapiro lub też Jakow Szapiro, to artysta, który rozpoczął edukację 
w Akademii Sztuk Pięknych w Charkowie. Następnie swój warsztat kształcił w Kijowie 
oraz Petersburgu. Artysta zajmował się nie tylko malarstwem, ale także scenografią. 
W 1925 zdecydował się wyjechać do Paryża. Zamieszkał w artystycznej La Ruche. 
Dzięki talentowi udało mu się szybko zadebiutować na paryskich salonach. 
W momencie powstania „Martwej natury z krabem” artysta przebywał we Włoszech, 
gdzie delektował się tamtejszą kulturą, sztuką oraz otaczającym go środowiskiem. 
Początkowo Chapiro stosował się do zasad konstruktywizmu i kubizmu. Pobyt we 
Francji zaowocował powstaniem dzieł w stylu impresjonistycznym, inspirowanym 
twórczością Pierre’a Bonnarda oraz stylem ekspresyjnym wzorowanym na Chaimie 
Soutinie. Jego obrazy znajdują uznanie na całym świecie wśród kolekcjonerów oraz 
muzeów w Stanach Zjednoczonych, Francji i Izraelu.
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D A W I D  G A R F I N K E L
1902-1970

"Tewje Mleczarz", około 1930

olej/płótno, 55 x 46 cm
sygnowany l.d.: 'Garfinkel'
na odwrociu ramy numery inwentarzowe oraz nalepka wystawowa, na krośnie malarskim numer inwentarzowy
na odwrociu opisany: 'GARFINKEL | 11, Rue du Rhin Paris 19' (w prostokącie)

estymacja: 
30 000 - 40 000 PLN  
6 600 - 8 700 EUR

P O C H O D Z E N I E :
dom aukcyjny Artcurial, Paryż, grudzień 2006 
kolekcja Żerlicynów i Żarskich

W Y S TA W I A N Y :
Mistrzowie Szkoły Paryskiej z kolekcji Żerlicynów i Żarskich, Państwowa Galeria Sztuki, Sopot, 
6 października 2017 - 28 stycznia 2018

L I T E R AT U R A :
Mistrzowie Szkoły Paryskiej z kolekcji Żerlicynów i Żarskich, katalog wystawy, Państwowa Galeria Sztuki, 
Sopot 2018, s. 92 (il.)

Dawid Grafinkiel był najmłodszym dzieckiem z jego dziewięcioosobowej rodzi-
ny. Zaczął malować już w młodym wieku. Pierwsze studia podjął w Szkole Sztuk 
Pięknych w Warszawie, a później także i w Krakowie. W 1932 roku przybył do Paryża 
i uzyskał obywatelstwo francuskie. Uczęszczał do Académie de la Grande Chaumie-
re i Académie Julian. Jego wczesne obrazy inspirowane były zdobyczami kubizmu. 
W późniejszych pracach skupiał się on już na bardziej realistycznej figuracji. Krytyk 
Waldemar George określił malarza jako postać „dość wizjonerską”. Grafinkiel był także 
fotografem. W 1934 pracował w studiu fotograficznym Studio Harcourt. Zgłosił się 
w 1939 roku na ochotnika do wojska. W 1940 wyjechał do Lyonu. Mieszkańcy tego 
miasta docenili jego malarstwo, a w 1942 zorganizowali mu wystawę zatytułowaną 
„Provinces de France”. Podczas wojny zginęła praktycznie cała jego żydowska rodzina. 
W okresie powojennym Garfinkiel otworzył w Belleville fotograficzne Studio David, 
które służyło również jako jego pracownia malarska. W 1959, w Paryżu nabyto do jed-
nej z kolekcji publicznych jego dzieło „Exodus”. W tym samym roku Ministerstwo Edu-
kacji Narodowej przyznało mu nagrodę, w związku z działalnością malarską. W 1970 
Grafinkiel został wiceprezesem Stowarzyszenia Żydowskich Malarzy i Rzeźbiarzy we 
Francji.
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A L F R E D  A B E R D A M
1894-1963

Portret damy we wnętrzu ("Matka z dzieckiem we wnętrzu"), lata 30. XX w.

olej/płótno, 64,5 x 45,5 cm
sygnowany l.g.: 'Aberdam'
na krośnie malarskim papierowa nalepki aukcyjne i inwentarzowe
na odwrociu papierowa nalepka wystawowa oraz nalepka pracowni ramiarskiej

estymacja: 
25 000 - 35 000 PLN  
5 500 - 7 700 EUR

P O C H O D Z E N I E :
dom aukcyjny Boisgirard, Paryż, marzec 2008 
kolekcja Żerlicynów i Żarskich

W Y S TA W I A N Y :
Mistrzowie Szkoły Paryskiej z kolekcji Żerlicynów i Żarskich, Państwowa Galeria Sztuki, Sopot, 
6 października 2017 - 28 stycznia 2018

L I T E R AT U R A :
Mistrzowie Szkoły Paryskiej z kolekcji Żerlicynów i Żarskich, katalog wystawy, Państwowa Galeria Sztuki, 
Sopot 2018, s. 74 (il.)





Alfred Aberdam pochodził z Lwowa. Urodził się więc w Galicji 
jako poddany cesarza Franciszka Józefa. Studia artystyczne 
odbył natomiast w Monachium (od 1913). Przerwał je jednak 
wybuch Wielkiej Wojny i odtąd Aberdam służył w armii 
austriackiej. Jako jeniec rosyjski został zesłany na Syberię, 
gdzie przebywał w Krasnojarsku i Irkucku. Tamże, po wybu-
chu rewolucji październikowej, został obwołany komisarzem 
ludowym sztuk pięknych. Pozostawał najpierw w Moskwie, 
potem w Petersburgu, gdzie zetknął się rewolucyjna, kon-
struktywistyczną awangardą rosyjską. Od 1921 roku uczył 
się krótko w warszawskiej Szkole Sztuk Pięknych, a od 1922, 
już w Berlinie, w znanej pracowni ukraińskiego rzeźbiarza Ale-
xandra Archipenki. Jeszcze przed wyjazdem do Niemiec mógł 
więc się zapoznać z kubizmem i jego następstwami przede 
wszystkim w sztuce rosyjskiej (dodajmy, że w Rosji istniały 
znakomite kolekcje sztuki nowoczesnej upublicznione po 
rewolucji, np. kolekcja Szczukina w Moskwie).

Najważniejszą cezurę w formacji Aberdama stanowi dla fran-
cuskiego krytyka przybycie do Paryża. Nad Sekwanę malarz 
przyjechał w 1923 roku, mając za sobą artystyczny debiut: rok 
wcześniej po raz pierwszy wystawiał w Warszawie na wystawie 
w Gmachu Gminy Żydowskiej w Warszawie, a niewiele przed 
przyjazdem do Francji z Zygmuntem Menkesem i Arturem 
Nacht-Samborskim współtworzył „Grupę Trzech” we Lwowie. 
Aberdam, pochodzący z religijnej rodziny, związany był 
z organami sztuki żydowskiej. Paryski debiut przypadł na 
Pierwszą Wystawę Żydowską w Kole Izraelitów Salonickich. 
W kolejnych latach liczba pokazów rosła, a artysta po raz 
kolejny został zaliczony do grupy oznaczonej liczbą jej człon-
ków: „Grupy Czterech”. Na przełomie 1925-26 roku w Galerie 
Au Sacre du Printemps złożonej przez Jana Śliwinskiego pre-
zentowali się koledzy Aberdam i Menkes, do których dołączyli 
malarze z Galicji Joachim Weingart oraz Leon Weissberg. 
Grupa nie istniała zbyt i powstała zapewne jedynie na po-
trzeby organizacji wystawy. Pomysł połączenia dzieł czterech 
artystów wiązał się z miejscem ich pochodzenia, jak i podobną 
malarską ekspresją.

W latach 20. i 30. Aberdam tworzył obrazy w ciemnej tonacji, 
często syntetyczne, o uproszczonych formach zamkniętych 
konturem. Inspirował się Biblią i mitologią, postaci w scenach 
rodzajowych zamykał w mrocznych wnętrzach. Przedstawiał 
obrządki, sceny rodzinne, orkiestry. Czasem podejmował 
temat portretu i martwej natury, nadając im ten sam egzysten-
cjalny charakter. Krytyka (Waldemar George) zwracała uwagę 
na muzyczność jego obrazu – ich rzewną melodię i elegijny 
charakter. W pisarstwie artystycznym kreowano więź łączącą 
artystę z mistrzami dawnymi: Rembrandtem, Corotem, Verme-
erem, Alessandro Magnasco. Po wojnie Aberdam pozostawał 
we Francji i tworzył podobne w charakterze kompozycje, lecz 
nadawał im bardziej syntetyczną, bliską abstrakcji formę 
artystyczną. Odbywały się wówczas liczne pokazy twórczości 
artysty, w tym pośmiertna wystawa w Petit Palais w Genewie 
(1970).
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A L F R E D  A B E R D A M
1894-1963

Martwa natura z kwiatami i figurką, około 1930

olej/płótno, 61 x 50 cm
sygnowany p.g.: 'Aberdam'

estymacja: 
20 000 - 30 000 PLN  
4 400 - 6 600 EUR

P O C H O D Z E N I E :
dom aukcyjny Galerie Kodl, Praga, grudzień 2012 
kolekcja prywatna, Polska

(…) Aberdam dąży do wydobycia z barwy jej ekspresyjnej mocy. Osiągnięcie zado-
walającej harmonii barw jest dlań warunkiem ukończenia obrazu. Idealną realizacją 
jego malarskiej koncepcji są martwe natury, które nie oddają jednak rzeczywistego 
wyglądu przedstawianych przedmiotów. (…) Jest to artysta posiadający indywidualny 
styl” – komentował Chil Aronson (Art polonais moderne, Paris 1929, s. 18-19). Alfred 
Aberdam, wyjechawszy do Paryża w 1923 roku, szybko zdobył uznanie na lokalnej 
scenie artystycznej. Pierwsza wystawa artysty miała miejsce w 1924 roku w księgar-
ni i galerii Hansa Effenbergera „Au Sacre du Printemps”, a jego malarstwo zostało 
zauważone przez znanego krytyka i pisarza André Salmona. Początkowe eksperymenty 
kubistyczne w jego twórczości wkrótce zostały zastąpione przez indywidualne odczu-
wanie koloru. Artysta, wybierając najczęściej klasyczne tematy martwej natury, sceny 
rodzajowej czy portretu, nadawał im statyczne kompozycje. Wyraz żywiołowości brał 
się w jego malarstwie z porywczej pracy pędzla. Martwe natury Aberdama z około 1930 
roku to wielobarwne obrazy ożywające wibrującą tkanką malarską. Przedmioty stapiają 
się w nich pod wpływem temperamentu malarza, proporcje zatracają się na rzecz 
przyciągającej wzrok widza wizji.
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W Ł O D Z I M I E R Z  T E R L I K O W S K I
1873-1951

Pinie w Villeneuve, 1923

olej/płótno, 54 x 65 cm
sygnowany i datowany trzonkiem pędzla p.d.: '1923 | Terlikowski'
opisany na ramie: 'VILLENEUVE'

estymacja: 
25 000 - 35 000 PLN  
5 500 - 7 700 EUR

P O C H O D Z E N I E :
dom aukcyjny Millon, Paryż, kwiecień 2012 
kolekcja prywatna, Polska

„Gdy utkwimy wzrok w płótnie, zobaczymy zwalisko kolorów, 
magmę impastów, mętlik nakładających się na siebie przekreśleń. 
Gdy się oddalimy – natychmiast wszystko napełnia się powietrzem 
(…), przyczynia się do ogólnej harmonii i współtworzy feerię linii 
i barw, tak subtelną, że ma się niekiedy wobec niektórych z jego 
płócien wrażenie, iż jest to wizja, która nagle zniknie jak tropikal-
na fatamorgana”.
Jan Topass, W. de Terlikowski, Paryż 1932, s. 16
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W Ł O D Z I M I E R Z  T E R L I K O W S K I
1873-1951

Martwa natura z jajkami, szparagami i owocami, 1914

olej/płótno, 60 x 73 cm
sygnowany p.d.: 'W. de Terlikowski' i datowany l.d.: '1914'

estymacja: 
20 000 - 30 000 PLN  
4 400 - 6 600 EUR

P O C H O D Z E N I E :
kolekcja prywatna, Francja 
dom aukcyjny Millon & Associés, Paryż, czerwiec 2019
kolekcja prywatna, Polska

Terlikowski malował kwiaty i towarzyszące im elementy martwej natury w niezwykle 
charakterystyczny dla siebie sposób. Jego kompozycje przepełnione są indywidu-
alizmem do tego stopnia, że nie sposób pomylić je z pracami innych twórców kręgu 
paryskiej bohemy artystycznej. Przedstawienia artysty implikują w swojej struktu-
rze dwa antagonistyczne aspekty. Pomimo że formalnie nie ma w nich ruchu, to ta 
pozorna statyka zmącona zostaje poprzez dynamiczny sposób malowania. Dukt pędzla 
i szpachli, impastowa faktura oraz ogólne rozedrganie powierzchni wpływają na 
wrażeniowy, „ruchomy” obraz całości.

Artysta wypracował zasadniczo kilka typów martwych natur, które twórczo przetwarzał 
i modyfikował. Dominują w nich wielobarwne róże i anemony. Terlikowski w poszcze-
gólnych obrazach skupiał się na jednym gatunku roślin. Mimo oczywistych odstępstw 
z łatwością można zauważyć stworzone przez artystę konwencje. W układach horyzon-
talnych przeważają zdecydowanie róże rozkładające się niczym fontanna po obu stro-
nach wazonu. Kolorystyka tych przedstawień bazuje zazwyczaj na ciemnych tonach 
bądź jednolitych, zgaszonych odcieniach. Układy pionowe Terlikowski rezerwował 
głównie dla anemonów odtwarzanych w zdecydowanie jaśniejszej, pogodniejszej 
kolorystyce. W całym œuvre mistrza można wyróżnić również inne, intymne przedsta-
wienia wykorzystujące owoce, naczynia, a także orientalizujące eksponaty odwołujące 
się do kultury Japonii. Terlikowski wielokrotnie odtwarzał na swoich płótnach por-
celanowe figurki, lalki, parasolki czy wachlarze, które jako rekwizyty dopełniają jego 
kompozycje. We wczesnych martwych naturach natomiast, często pojawiała się także 
i żywność. Tak jak na obrazie prezentowanym w katalogu aukcyjnym są to owoce, ale 
także i szparagi czy smażone jajka na metalowej patelni.
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W Ł O D Z I M I E R Z  T E R L I K O W S K I
1873-1951

Martwa natura z mięsem i warzywami, 1914

olej/płótno, 60 x 72 cm
sygnowany l.d.: 'W de Terlikowski' i datowany p.d.: '1914'

estymacja: 
20 000 - 30 000 PLN  
4 400 - 6 600 EUR

P O C H O D Z E N I E :
kolekcja prywatna, Francja 
dom aukcyjny Millon & Associés, Paryż, czerwiec 2019
kolekcja prywatna, Polska

Martwa natura i pejzaż zajmują w twórczości Włodzimierza Terlikowskiego szczególne 
miejsce. Tematyka ta zdominowała w zasadzie sztukę mistrza, który poświęcił swoje 
artystyczne życie na studia kwiatów i krajobrazu. W międzynarodowym środowisku 
École de Paris martwa natura przeżywała gwałtowny rozwój. Gatunek ten uprawiali 
wszyscy ci artyści, których twórcze credo odnosiło się do tradycji. Ta z kolei stanowiła 
dla wielu malarzy dwudziestolecia międzywojennego odwołanie do sfery sacrum 
i powrót do pierwotnej idei tworzenia. Martwe natury, głównie kwiatowe, tworzyli 
wówczas z zapałem chociażby Henryk Hayden, Adolf Milich, Zygmunt Józef Menkes, 
a nawet „książę Montparnasse’u”, Mojżesz Kisling. Prezentowana w katalogu kom-
pozycja Terlikowskiego to praca wyjątkowa ze względu na dobór przedstawionych 
tutaj przedmiotów. To, co zdecydowanie najczęściej pojawia się na płótnach mistrza 
to bukiety kwiatowe, a pośród nich chociażby róże czy anemony dominujące w jego 
obrazach powstających w dwudziestoleciu międzywojennym. Należy jednak podkre-
ślić, że na wczesnym etapie swojej kariery Terlikowski tworzył przedstawienia nieco 
odmienne. Znakomitym tego przykładem jest martwa natura z wołowiną ułożoną na 
desce z 1914 roku. Szczególną uwagę zwraca tutaj ciepła, acz nieco monochromatycz-
na gama barwna zastosowana w owej pracy. Zarówno w tej, jak i w innych, wczesnych 
martwych naturach artysty wielokrotnie zaobserwować możemy połyskującą, mocno 
wypolerowaną powierzchnię stołu, na której odbijają się elementy przedstawienia.
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A D O L F  M I L I C H
1884-1964

Portret damy 

olej/płótno, 41,5 x 33,5 cm
sygnowany l.d.: 'milich'
na krośnie malarskim papierowa nalepki inwentarzowe

estymacja: 
15 000 - 20 000 PLN  
3 300 - 4 400 EUR

P O C H O D Z E N I E :
dom aukcyjny Dogny Marc, Lozanna, grudzień 2018 
kolekcja prywatna, Polska

Adolf Milich swój pierwszy edukacyjny etap odbył w Szkole Sztuk Pięknych w Warsza-
wie, w latach 1901-1902. Kolejno zdecydował się kontynuować naukę w monachijskiej 
Akademii Sztuk Pięknych, w której kształcił się pod kierunkiem Franza von Stucka. 
Następnie artysta postanowił poznać sztukę dawnych mistrzów malarstwa, która 
stanowiła główne źródło inspiracji dla jego sztuki. Odwiedził Włochy oraz Hiszpanię. 
Podziwiał sztukę florencką, rzymską oraz wenecką. Po swych artystycznych wojażach, 
w 1920, zdecydował się osiąść w Paryżu. Jego dzieła zaczęły prezentować salony pary-
skie, ale również ukazywano je na wystawach w Bazylei, Jerozolimie, Monachium, 
Tel Awiwie oraz Zurychu. W 1937 doceniono jego sztukę, przyznając mu brązowy 
medal na wystawie światowej. Głównym natchnieniem była dla niego – poza sztuką 
dawną – twórczość Paula Cezanne’a. Dwa lata po śmierci Milicha utworzono muzeum 
w Ciani, które upamiętnia jego wyjątkową twórczość. Portret damy jest przykładem 
fascynacji artysty klasyką kompozycji i kolorystyki oraz oszczędności środków wyrazu.
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M A X  B A N D
1900-1974

Krajobraz wiejski, 1945

olej/płótno, 59 x 49,5 cm
sygnowany i datowany p.d.: 'Max Band 45'

estymacja: 
18 000 - 24 000 PLN  
4 000 - 5 300 EUR

P O C H O D Z E N I E :
kolekcja prywatna, Stany Zjednoczone 
kolekcja prywatna, Polska

Max Band pochodził z biednej rodziny żydowskiej, mieszkającej w litewskim miastecz-
ku Kudirkos Naumiestis (polska nazwa: Władysławów). Rodzice malarza zmarli bardzo 
wcześnie i młodego Maxa wychowywała babka. Jego wspomnienia z tego okresu były 
jednoznacznie ponure. Po nauce w miejscowej szkole został nauczycielem w liceum 
w Mariampolu. Z pracy zrezygnował po trzech latach i rozpoczął studia na berlińskiej 
akademii. W 1923 wyjechał do Paryża, gdzie osiadł na stałe. Początkowo, jak wielu 
twórców jego pokolenia, mieszkał w La Ruche. W 1926 po raz pierwszy wyjechał do 
Nowego Jorku, gdzie wystawiał w słynnej Seligman Gallery. Brał udział w licznych 
wystawach (m.in. w Berlinie w 1924, 1929, 1931; w Paryżu w latach 1926-39; w Nowym 
Jorku w 1927, 1930, 1934, 1948). W 1954 przeniósł się na stałe do Stanów Zjedno-
czonych i rozpoczął pracę na University of Judaism w Los Angeles. Często wystawiał 
swoje prace w Chicago, Los Angeles, Paryżu i Landau. Zapamiętano go nie tylko jako 
artystę, ale także jako krytyka sztuki. W późniejszym okresie Max Band podejmował 
wątki judaistyczne. Pisząc o swoich artystycznych korzeniach (Max Band, Themes 
from the Bible, University of Judaism Press, Los Angeles 1964), zaznaczał, że w swojej 
sztuce czerpie z „niezmierzonej mądrości judaizmu”. Po wojnie tworzył portrety boha-
terów Starego Testamentu oraz sceny rodzajowe z życia żydowskiego sztetlu.
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M A U R Y C Y  M Ę D R Z Y C K I
1890-1951

Portret mężczyzny 

olej/płótno, 65 x 54 cm
sygnowany p.g.: "Mendjizky"

estymacja: 
25 000 - 35 000 PLN  
5 500 - 7 700 EUR

Maurycy Mędrzycki, a właściwie Maurice Mendjizky, to absolwent paryskiej École des 
Beaux-Arts. Po 1911, na zaproszenie Auguste’a Renoira przyjechał do Les Colettes. 
Spotkanie z uczniem Hectora Berlioza – Marguerre’a skłoniło go do podjęcia działań 
w kierunku zdobycia edukacji muzycznej. Mendjizky zdecydował się więc na wyjazd 
do Berlina, gdzie zaczął studiować sztukę kompozytorską. Wraz z końcem wojny 
powrócił do Paryża oraz do sztuki malarskiej. W tym okresie związał się z najsłyn-
niejszą modelką twórców École de Paris – Kiki de Montparnasse. Byli ze sobą trzy 
lata. W 1920 po raz pierwszy zaprezentowano jego dzieła na wystawie w Galerie 
Lorenceau. Opisem katalogu zajął się sam Andre Salmon. Jego sztukę kolekcjonował 
między innymi Leon Zamaraon. W 1922 postanowił wyjechać na południe Francji, 
do Nicei oraz Saint-Paul-de Vence. Z tego okresu pochodzą jego ekspresjonistyczne 
pejzaże. Jednym z najważniejszych momentów w karierze artysty była wystawa w pra-
skim Instytucie Francuskim oraz zakup dzieła Mędrzyckiego przez tamtejszą Galerię 
Sztuki Nowoczesnej. Głośnym echem odbił się jego ostatni cykl rysunków „Hołd dla 
bojowników i męczenników z getta warszawskiego” z lat 1947-51, który zadedykował 
zmarłemu podczas wojny synowi.
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L E O N  W E I S S B E R G
1893-1943

"Kwitnące drzewa w Arceuil" ("Arbres en fleurs à Arceuil"), około 1929

olej/płótno, 46 x 55 cm
sygnowany p.d.: 'L. Weissberg'
na odwrociu papierowe nalepki inwentarzowe oraz nalepka aukcyjna

estymacja: 
30 000 - 40 000 PLN  
6 600 - 8 700 EUR

P O C H O D Z E N I E :
kolekcja dr. Charlesa Bera, Bagneux, Francja 
kolekcja Lydii Lachenal, Francja, 1973 
dom aukcyjny Oger-Blanchet, Paryż, październik 2019 
kolekcja prywatna, Polska

W Y S TA W I A N Y :
Léon Weissberg, Paysages, Galerie Saphir, Marais, Paryż, 2005 
Léon Weissberg, collections privées, Fondation du Judaïsme Francais, Paryż, 2004 
Léon Weissberg, une rétrospective, Musée des Beaux-Arts Denys Puech, Rodez, 2002-2003 
Léon Weissberg, Centre d'Art et de Culture, Espace Rachi, Paryż, 1999 
Weissberg, rétrospective 1924-1942, Galerie Mann, Paryż, 1998 
Léon Weissberg, peintures, Galerie d'Alençon, Paryż, 1963

L I T E R AT U R A :
Lydia Harambourg, Lydie Lachenal, Leon Weissberg, katalog raisonné, Paris 2009, nr kat. 108, s. 111 (il.) 
Weissberg, Monographie, red. Lydie Lachenal i Ken Ritter, Paris 1980, il. 60
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Z Y G M U N T  L A N D A U
1898-1962

Martwa natura z owocami 

olej/deska, 19,5 x 34 cm
sygnowany l.g.: 'Landau'
sygnowany na odwrociu: 'Landau'

estymacja: 
4 000 - 6 000 PLN 
900 - 1 400 EUR

Zygmunt Landau swój warsztat twórczy kształcił początkowo w polskich szkołach 
artystycznych. Rozpoczął swą edukację w łódzkiej Szkole Rysunkowej Jakuba Kacen-
bogena. Dalsze nauki pobierał w warszawskiej Akademii Sztuk Pięknych, w pracowni 
Stanisława Lentza. Kluczowym momentem w jego karierze artystycznej był wyjazd 
do Paryża w 1919. Na miejsce pobytu wybrał Montparnasse i zamieszkał w La Ruche, 
czyli po polsku Ul. Było to miejsce skupiające prężnie tworzących artystów, swego 
rodzaju zbiorowisko tanich pracowni artystycznych urządzonych w dawnym pawilonie 
wystawy światowej z 1900. Studiował w Académie de la Grande Chaumière i Académie 
Colarossi. Największy wpływ na jego malarstwo wywarła przyjaźń z Amedeo Modiglia-
nim oraz Mojżeszem Kislingiem. Zauważalne jest podobieństwo portretów włoskiego 
artysty z portretami autorstwa Landaua. Istotnymi momentami w karierze artysty była 
znajomość z krytykiem sztuki oraz ideologiem grupy Bloomsbury Group – Robertem 
Fry’em, który rozsławił sztukę artysty w Anglii oraz Stanach Zjednoczonych.
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J O A C H I M  W E I N G A R T
1895-1942

Czesanie włosów (recto) / Akt kobiety w podwiązkach (verso) 

olej/tektura, 74 x 51 cm
sygnowany u dołu: 'Weingart'

estymacja: 
18 000 - 24 000 PLN  
4 000 - 5 300 EUR

Joachim Weingart początkowo uczył się rysunku w Szkole Przemysłu Artystycznego 
w Weimarze w 1912. W 1914 zdecydował się aplikować na studia w Akademii Sztuk 
Pięknych w Wiedniu. Zajęcia w tym miejscu były dla niego niezwykle inspirujące, 
ponieważ młody adept sztuki poznał dzieła Gustava Klimta, Egona Schielego oraz 
Oskara Kokoschki. Artysta tworzył wiele portretów oraz aktów, te pierwsze wyróżniały 
się psychologizacją postaci, drugie – deformacją sylwetki. Kolejnym etapem jego 
edukacji była prywatna szkoła Alexandra Archipenki w Berlinie, gdzie udał się w 1921, 
a którą ukończył w 1923. Wraz z poznanym podczas studiów Zygmuntem Menke-
sem wyjechali razem w 1925 do Paryża. Ta znajomość rezonowała również na jego 
twórczość. Zaczął korzystać ze wzorców neoklasycystycznych. Środowisko artystycznej 
stolicy wpłynęło na jego zainteresowanie ekspresjonizmem. Podróżował również do 
Bretanii. Jego marszandem był Rene Gimpel. Mecenat zaowocował wieloma wystawa-
mi. Jednocześnie nastąpił kryzys artystyczny i w jego życiu osobistym. Artysta załamał 
się z powodu śmierci żony, przez co znalazł się w szpitalu psychiatrycznym. Później 
w trakcie wojny został aresztowany i przewieziony do Auschwitz.
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J O A C H I M  W E I N G A R T
1895-1942

Portret chłopca, 1930

olej/tektura, 61 x 51 cm
sygnowany, datowany i opisany p.d.: 'Weingart | 1930 Paris'

estymacja: 
12 000 - 24 000 PLN  
2 700 - 5 300 EUR

Weingart to jeden z najzdolniejszych artystów drugiej generacji środowiska École de 
Paris. Twórca ten znany jest przede wszystkim ze swoich ekspresyjnych portretów. 
Jego mecenasem został słynny kolekcjoner ze Lwowa, członek Koła Miłośników Sztuki 
Żydowskiej, Karol Katz. Swoim wsparciem umożliwił mu rozwój talentu artystycznego. 
Młody Weingart wyjechał na początku do Berlina w 1916, a w 1925 do Paryża, gdzie za-
mieszkał na Montparnassie. Jego miejscem noclegowym był dany budynek szpitalny 
– Hôtel Medical, w którym znaleźli również miejsce Eugeniusz Zak oraz Marc Chagall. 
W tym samym roku stworzył wraz z przyjaciółmi (Menkesem, Aberdamem, Weissber-
giem) Grupę Czterech, która debiutowała wystawę w galerii „Au Sacre du Printemps”. 
W 1930 artystę dostrzegł marszand René Gimpel. Był to najlepszy artystyczny czas dla 
sztuki Weingarta.
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J E A N  L A M B E R T - R U C K I
1888-1967

Dziecko z kotem, 1939

olej/tektura, 61 x 46 cm
sygnowany i datowany p.d.

estymacja: 
40 000 - 60 000 PLN  
8 700 - 13 100 EUR

Od 1903 roku Lambert Rucki kształcił się w krakowskiej Cesarsko-Królewskiej Pań-
stwowej Szkole Przemysłowej. Edukacja tam odebrana prawdopodobnie w dużym stop-
niu zaważyła na dojrzałym dziele artysty, gdyż przygotowywała twórców w duchu twór-
czości nie tyle wysokiej, co stosowanej i mającej zastosowanie w przemyśle. Szkołę 
ukończył w 1907 roku i wkrótce potem zapisał się do Akademii Sztuk Pięknych, gdzie 
uczęszczał do pracowni Józefa Mehoffera, utalentowanego malarza, ale i znakomite-
go projektanta. Jak wielu młodych twórców kręgu Akademii, wychowanych w duchu 
modernistycznej idei sztuki, Rucki zdecydował się w 1911 roku na wyjazd do Paryża. 
Do Francji przybył w czasie, gdy dla uczestnictwa w paryskiej bohemie artystycznej 
krakowską Akademię porzucali również Mojżesz Kisling i Szymon Mondzain. Praco-
wał jako retuszer fotografii oraz dorywczy aktor. Na nowo podjął naukę – uczęszczał 
na zajęcia do Académie Colarossi, w której za niewielką opłatą można było szkicować 
z żywego modela. W orbicie Montparnasse’u i nowoczesnych kierunków w sztuce 
dojrzewało jego malarstwo. Pewną odmianę w twórczości artysty przyniósł okres 
przedednia II wojny światowej. Prezentowany w katalogu obraz z 1939 roku „Dziecko 
z kotkiem” to symptom budowania nowego malarskiego świata, który zacznie być 
wypełniony już nie scenograficzną estetyką art déco, ale złożoną symboliką, pełną 
metafizyki i skrywanego niepokoju. „Dziecko z kotkiem” to dzieło wyjątkowe, bowiem 
nasycone zadumą i niezwykłym ładunkiem emocjonalnym, a nie pozbawione przy 
tym poczucia humoru, typowego dla wcześniejszej twórczości artysty. Rucki posłużył 
się zawężoną gamą kolorystyczną, płaskim modelunkiem, a scena, w której bierze 
udział model, przypomina spektakl z pogranicza pantomimy, teatru lalek i teatru cieni 
– artysta pragnął przez to wyrazić pustkę i iluzyjność rzeczywistości, którą tłumaczył 
moralizatorską przestrogą.
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J E A N  L A M B E R T - R U C K I
1888-1967

Kompozycja muzyczna z maskami, 1938

olej/tektura, 26,8 x 21,9 cm
sygnowany i datowany na odwrociu: 'J. Lambert-Rucki - 38'
na odwrociu nalepka wytwórcy materiałów malarskich oraz nalepka inwentarzowa

estymacja: 
18 000 - 24 000 PLN  
4 000 - 5 300 EUR

P O C H O D Z E N I E :
kolekcja prywatna, Polska

Jean Lambert-Rucki, wychowanek krakowskiej Akademii Sztuk Pięknych, zdecydował 
się w 1911 roku na wyjazd do Paryża. Do Francji przybył w czasie, gdy dla uczestnictwa 
w paryskiej bohemie artystycznej Kraków porzucali również Mojżesz Kisling i Szymon 
Mondzain. Początkowo nie miał mieszkania oraz z trudnością przychodziło mu 
utrzymanie się. Pracował jako retuszer fotografii oraz dorywczy aktor. Na nowo podjął 
naukę – uczęszczał na zajęcia do Académie Colarossi, w której za niewielką opłatą 
można było szkicować z żywego modela. W orbicie Montparnasse’u i nowoczesnych 
kierunków w sztuce dojrzewało jego malarstwo. Na Salonie Jesiennym 1911 i 1912 
roku miały miejsce wystąpienia malarzy kubistów, np. Roberta Delaunaya, Francisa 
Picabii czy Frantiska Kupki. Szeroko komentowane malarstwo „drugiej fali” kubizmu 
kształtowało nowoczesny smak paryskiej publiczności i miało wpływ na Ruckiego, 
który jednak geometryczny styl w swojej twórczości wprowadził po Iwojnie świato-
wej. Dzięki znajomości z Josephem Csákym, węgierskim artystą sympatyzującym 
z kubizmem, Rucki wkroczył w krąg Léonce’a Rosenberga, marszanda kubistów oraz 
stowarzyszenia „Section d’Or”. Poetyka geometrii i potocznego życia stały się osią 
jego malarstwa z początku lat 20. XX wieku. W Galerii Rosenberga „L’Effort Moderne” 
Rucki prezentował nie tylko malarstwo, lecz także mozaiki i przedmioty rzemiosła 
artystycznego. W gronie kubistów przezywany był „moizaicystą”. Wtedy do głosu 
dochodziło wykształcenie artysty jako dekoratora oraz fascynacja sztuką Wschodu. 
Mniejsze prace malarskie artysty z lat 20. i 30. zalecały się silnie dekoracyjnym cha-
rakterem, który dominuje nad rygorami geometrii.
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M A U R I C E  V A G H - W E I N M A N N
1899-1966

W lesie 

olej/sklejka, 45 x 55 cm
sygnowany trudno czytelnie p.d.

estymacja: 
9 000 - 12 000 PLN  
2 000 - 2 700 EUR

Prezentowany w katalogu aukcji pejzaż artysty to nastrojowa kompozycja wprost 
odwołująca się do sztuki romantyzmu. Malarz na swój plener wybrał niezwykle 
klimatyczny zakątek lasu. Widz może niemal zagłębić się w gęstwinę drzew, pomiędzy 
którymi przebiega wąska dróżka, prowadząca gdzieś daleko w głąb krajobrazu. 
Vagh-Weinmann, podobnie jak robili to malarze romantycy, umieścił w swoim obrazie 
postać stanowiącą niewielki, acz znaczący element sztafażu. Ledwo zauważalna 
pośród plątaniny barw i świateł sylwetka drwala to ucieleśnienie odwiecznych praw 
świata i natury, w której koegzystuje człowiek. Oprócz wspomnianych już elementów 
formalnych zaobserwować możemy tutaj, tak charakterystyczną dla tego twórcy pla-
styczną, impastową fakturę. Malarz nakładał farby grubymi warstwami, dzięki czemu 
uzyskiwał interesujące, niemal trójwymiarowe efekty. Tego typu sposób malowania 
był dla przedstawicieli Szkoły Paryskiej czymś zupełnie naturalnym i kultywowanym 
przez wielu związanych z nią twórców. Specyficzną, impastową fakturę odnajdziemy 
chociażby na płótnach Rajmunda Kanelby czy Włodzimierza Terlikowskiego, który do 
mistrzostwa opanował operowanie szpachlą.
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B O R I S  B O R V I N E  F R E N K E L
1895-1984

"Żydowskie wesele" 

olej/płyta pilśniowa, 55 x 45,7 cm
sygnowany l.d.: 'borvine-frenkel'
na odwrociu numery inwentarzowe

estymacja: 
10 000 - 15 000 PLN  
2 200 - 3 300 EUR

P O C H O D Z E N I E :
dom aukcyjny Artcurial, Paryż, grudzień 2006 
kolekcja Żerlicynów i Żarskich

W Y S TA W I A N Y :
Mistrzowie Szkoły Paryskiej z kolekcji Żerlicynów i Żarskich, Państwowa Galeria Sztuki, Sopot, 
6 października 2017 - 28 stycznia 2018

L I T E R AT U R A :
Mistrzowie Szkoły Paryskiej z kolekcji Żerlicynów i Żarskich, katalog wystawy, Państwowa Galeria Sztuki, 
Sopot 2018, s. 78 (il.)

Boris Borvine Frenkel, autor „Żydowskiego wesela”, to malarz urodzony w Kaliszu. 
Dzieciństwo spędził na wsi, a gruntowną naukę zdobył w żydowskiej chederze. 
Początkowo uczył się grawerunków. Kolejno przeniósł się w 1919 roku na studia do 
Lwowa, aby zostać architektem. W tym czasie wstąpił do ugrupowania komunistycz-
nego. Rozpowszechniał ulotki o antypaństwowej tematyce, za co został aresztowany. 
Następnie udał się do Berlina, gdzie wszedł w krąg żydowskiego środowiska artystycz-
nego, a także poznał twórczość grupy niemieckich ekspresjonistów – „Der Sturm”. 
Z pewnością pobudzającym doświadczeniem do tworzenia nowych dzieł była dla 
niego praca na statku towarowym, dzięki której zobaczył Afrykę oraz Australię. 
Po powrocie z rejsu mieszkał przez chwilę w Paryżu, a później, do roku 1930, 
przebywał w Belgii. Tam otrzymał formalne wykształcenie artystyczne w École des 
Arts Décoratifs. Oprócz malarstwa jego pasją był teatr. Tworzył choreografię do sztuk 
żydowskich oraz prowadził warsztaty dramatu. Zarówno jego działalność teatralna, jak 
i malarska obejmuje tematykę jidysz. Najważniejszym momentem w jego karierze była 
wystawa w Musées Royaux des Beaux-Arts de Belgique odbywająca się w 1930 roku, 
podczas której zaprezentowano w pełni jego twórczość.
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M A R C  S T E R L I N G
1898-1976

Martwa natura z gołąbkiem, około 1930

olej/płótno, 61 x 46 cm
sygnowany l.d.: 'M. Sterling'

estymacja: 
18 000 - 24 000 PLN  
4 000 - 5 300 EUR

P O C H O D Z E N I E :
kolekcja prywatna, Szwecja 
kolekcja prywatna, Polska

Od końca lat 20. można zaobserwować w twórczości Marca Sterlinga zwrot w stronę re-
alizmu. W jego malarstwie pojawia się „styl kwiatowy”, podobny charakterem do prac 
Henriego Rousseau. Sterling posługiwał się nieco naiwnym realizmem, delikatnymi 
rozwiązaniami światłocieniowymi, subtelną, ściszoną paletą barwną. Malował martwe 
natury, kwiaty, zwierzęta, a także portrety swoich córek. Dla wielu twórców École 
de Paris martwa natura stanowiła jeden z najczęściej podejmowanych malarskich 
tematów. Działo się tak nie tylko ze względów ekonomicznych (jabłka kosztowały 
mniej, niż gaża modelki), ale także ze względu na tradycję awangardowego malarstwa 
francuskiego. To martwe natury były bowiem sztandarowymi pracami Paula Cézan-
ne’a i kubistów, którzy zrewolucjonizowali paryską scenę artystyczną w pierwszych 
latach XX wieku. Artystom uprawiającym „medytacyjne” malarstwo, a do takich należał 
niewątpliwie Marc Sterling, martwa natura umożliwiała ponadto nieograniczenie 
długi czas studiowania jednego motywu.
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M A R C  S T E R L I N G
1898-1976

Dziewczynka z kwiatami 

olej/płótno, 61 x 46 cm
sygnowany p.d.: 'M. Sterling'

estymacja: 
18 000 - 24 000 PLN  
4 000 - 5 300 EUR

Marc Sterling urodził się w niewielkiej miejscowości Pryłuki na terenie dzisiejszej 
Ukrainy. Jego ojciec był kupcem zbożowym, a Sterling jako nastolatek uczył się 
techniki malarstwa ikonowego. Praktykę tę porzucił jednak na rzecz studiów arty-
stycznych. Podobnie jak wielu malarzy kręgu École de Paris z terenu Ukrainy podjął 
naukę w szkole sztuk pięknych w Odessie. Od 1916 roku zamieszkał w Moskwie, gdzie 
studiował na tamtejszej uczelni. Po rewolucji październikowej zaangażował się w spo-
łeczne przemiany w Rosji. Skutkowało to wyborem nowej ścieżki artystycznej: Sterling 
studiował w moskiewskim Wchutiemasie, czyli Wyższych Pracowniach Artystyczno-
-Technicznych. Uczelnia ta miała wykształcić nowy typ artysty-projektanta, którego 
sztuka realnie wpływa na poprawę ludzkiej egzystencji. Sterling obracał się wówczas 
w kręgu artystów rewolucyjnych: uczył się u Władimira Tatlina, a przyjaźnił się z Wła-
dimirem Majakowskim. W 1922 roku artysta wyjechał do Berlina, popularnego wtedy 
celu wyjazdów artystów rosyjskiej awangardy. Berlin, z jego prężnie rozwijającą się 
sceną artystyczną, stanowił jednak najczęściej przystanek na drodze do Paryża. Poznał 
wtedy młodą studentkę z Polski, Basię, która później została jego żoną. Do Francji 
przybyli w 1923 roku, a Sterling zasilił szeregi międzynarodowej bohemy artystycznej 
Montparnasse’u.
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M A R C  S T E R L I N G
1898-1976

Kosz z kwiatami, około 1930

olej/płótno, 27 x 35 cm
sygnowany p.d.: 'M. Sterling'
na krośnie malarskim papierowa nalepka ze znakiem wytwórcy materiałów malarskich Lefranc

estymacja: 
7 000 - 9 000 PLN  
1 600 - 2 000 EUR

„Sterling był samotnikiem, który dziesiątki lat życia poświęcił 
na poszukiwania kolorystyczne. Był miłośnikiem ziemi i wszyst-
kiego, co na niej żyje. Poruszały go w szczególności wszelkie 
przejawy duszy i ducha i ich odblask w świecie. To, co postrzegał, 
przenosił w skąpaną w poezji wizję, której szczególne piękno 
pozostaje nienaruszone”.
Christine Gleiny, z archiwum Michelle Sterling
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R A J M U N D  K A N E L B A
1897-1960

"Chłopiec z trąbką", 1948

olej/sklejka, 38,5 x 31,5 cm
sygnowany l.g.: 'Kanelba'
datowany na odwrociu: '1948' oraz nalepka inwentarzowa spuścizny po artyście

estymacja: 
30 000 - 40 000 PLN  
6 600 - 8 700 EUR

Rajmund Kanelba to jeden z najbardziej utalentowanych uczniów Tadeusza Prusz-
kowskiego oraz Stanisława Lentza, absolwent warszawskiej Szkoły Sztuk Pięknych. 
Dopełnieniem jego artystycznej edukacji były studia w Wiedniu oraz Paryżu. 
Kanelba po zdobyciu gruntownego wykształcenia zdecydował się na chwilowy powrót 
do Warszawy. Prędko jednak powrócił nad Sekwanę, gdzie obracał się w międzynaro-
dowym kręgu École de Paris oraz Cercle des Artistes Polonais. Drugim, ważnym 
dla niego ośrodkiem artystycznym był Londyn, do którego wyjeżdżał regularnie od 
1936 roku. Kolejnym przystankiem były Stany Zjednoczone, głównie Floryda oraz 
Nowy Jork. Pomimo licznych podróży Kanelba udzielał się wciąż twórczo na polskim 
gruncie artystycznym. Należał m. in. do grupy Nowa Generacja. 

Dzieło prezentowane w katalogu aukcyjnym jest przykładem inspiracji artysty sztuką 
późnego malarstwa Tadeusza Makowskiego oraz kubizmem. Kanelba stworzył w swym 
dorobku artystycznym cykl melancholijnych portretów dziecięcych, które przywołują 
skojarzenie lalek-kukiełek. Postaci te mają zazwyczaj dołączone atrybuty w postaci in-
strumentów (w tym przypadku trąbki) lub zabawek. Kompozycje te wyróżnia pastelowa 
kolorystyka, bogata faktura, a także wyrazisty kontur. Dzieła te należą do najbardziej 
cenionych prac spośród jego artystycznego œuvre.
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A L I C J A  H O H E R M A N N
1902-1943

Portret dziewczynki, 1938

olej/płótno, 33 x 24 cm
sygnowany i datowany p.d.: 'Alice Hohermann 38'

estymacja: 
12 000 - 18 000 PLN  
2 700 - 4 000 EUR

P O C H O D Z E N I E :
kolekcja prywatna, Francja 
kolekcja prywatna, Polska

Alicja Hohermann była malarką, której twórczość miała osobisty charakter na tle 
ekspresyjno-kolorystycznego „stylu” Szkoły Paryskiej. Malowała najczęściej postaci 
kobiece ubrane w nowoczesne stroje z epoki, a także kompozycje rodzajowe o tema-
tyce religijnej. Forma artystyczna jej obrazów zdradzała wpływy nowej figuracji, która 
pojawiła się w Europie po I wojnie światowej, lecz także kierunków awangardowych. 
Jej pełne wdzięku formy malarskie zdradzają inspirację płynnością kształtów synte-
tycznego kubizmu drugiej dekady XX stulecia, a stylizacja jej prac bliska jest płótnom 
Eugeniusza Zaka. Malarka w swojej sztuce nie cofała się przed kooperacją najlep-
szych tendencji artystycznych. W „Portrecie dziewczynki o zielonych oczach” można 
dostrzec, iż jego miękka plastyka nawiązuje do konwencji malarstwa portretowego 
włoskiego quattrocenta, kostiumu francuskiego klasycyzmu, niedosłowności sztuki 
Picassa, myślenia bryłą w redakcji Paula Cézanne’a.

Krytyk Waldemar George pisał o obrazach Hohermann przedstawiających młode 
kobiety: „Alicja Hohermann z Warszawy (…) malowała subtelne sceny ukazujące życie 
rodzinne. Jej portrety młodych dziewczyn świadczą owybitnie kobiecym temperamen-
cie artystki jako kolorystki, artystki obdarzonej wyczuciem stylu i umiejętnością wy-
konania eleganckiego projektu” (Anna Wierzbicka, Artyści polscy w Paryżu. Antologia 
tekstów 1900-1939, Warszawa 2008, s. 169).

Biografia artystki zawiera wiele niewyjaśnionych kwestii. Badacze przypuszczają, iż 
Hohermann kształciła się wwarszawskiej Szkole Sztuk Pięknych oraz Paryżu. W 1921 
w stolicy Francji malarka miała indywidualną wystawę, a także uczestniczyła w Salon 
des Tuilleries oraz w Salonach Jesiennym i Niezależnych. Jej prace pojawiały się rów-
nież na ekspozycjach w Londynie i Nowym Jorku. Alicja Hohermann podczas II wojny 
światowej została aresztowana w Marsylii i przewieziona do obozu w Treblince.
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Z D Z I S Ł A W  C YA N K I E W I C Z  /  C YA N
1912-1981

Zuzanna i starcy, 1945

olej/płótno, 92 x 72,5 cm
sygnowany i datowany p.d.: 'Cyan 45.'

estymacja: 
10 000 - 15 000 PLN 
2 200 - 3 300 EUR

Zdzisław Cyankiewicz wywodził się z krakowskiej Akademii Sztuk Pięknych, na której 
wykładał do 1937. W związku ze zbliżającą się wojną postanowił wyjechać do Paryża, 
gdzie związał swą przyszłość ze środowiskiem École de Paris. Podczas II Wojny 
Światowej został żołnierzem armii francuskiej, z której trafił do obrazu jenieckiego. Po 
zakończeniu wojny wrócił w szeregi paryskich artystów. Jego początkowe prace były 
inspirowane polskim folklorem, cechowała je żywa – jak wspomniany folklor – kolo-
rystyka. Podczas pobytu w Paryżu czerpał wzorce ze sztuki Cézanne’a oraz Matisse’a. 
Natomiast z okresu pożogi pochodzą depresyjne prace portretowe współwięźniów 
oraz melancholijne pejzaże. Kolejne dzieła stanowią personalną interpretację artysty 
na temat ruchów awangardowych, takich jak futuryzm, kubizm oraz fowizm. Prze-
ważającą tematyką jego twórczości były pejzaże południowej Francji, które wyróżnia 
świetlista kolorystyka oraz naturalne kolory podobrazia. Lata 50. XX wieku to okres 
jego ostatniej przemiany stylowej. Zaczął tworzyć w mieszanych technikach oraz wyko-
rzystywać elektroniczne programowanie. Wystawiał swe prace w Galerie Charpentier, 
Grand Palais, Salon d’Automne oraz Bilan de l’Art Contemporain. W prezentowanym 
w katalogu dziele Cyankiewicz podejmuje się klasycznej, starotestamentowej tematyki 
i jednocześnie ukazuje swój kunszt aktu.
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J A N  K W I AT K O W S K I
1887-1971

"Martwa natura ze skrzypcami", lata 30. XX w.

olej/płótno, 65 x 73 cm
sygnowany p.d.: 'J. Kwiatkowski'
na odwrociu ramy papierowa nalepka wystawowa

estymacja: 
12 000 - 18 000 PLN  
2 700 - 4 000 EUR

P O C H O D Z E N I E :
dom aukcyjny Boisgirard, Paryż, marzec 2005 
dom aukcyjny Boisgirard, Paryż, listopad 2010 
kolekcja Żerlicynów i Żarskich

W Y S TA W I A N Y :
Mistrzowie Szkoły Paryskiej z kolekcji Żerlicynów i Żarskich, Państwowa Galeria Sztuki, Sopot, 
6 października 2017 - 28 stycznia 2018

L I T E R AT U R A :
Mistrzowie Szkoły Paryskiej z kolekcji Żerlicynów i Żarskich, katalog wystawy, Państwowa Galeria Sztuki, 
Sopot 2018, s. 108 (il.)

Jan Kwiatkowski to artysta, którego życie było niezwykle burzliwe. Jako 
szesnastolatek brał udział w polskim ruchu narodowo-wyzwoleńczym. 
Jego bohaterska postawa nie spodobała się okupantom rosyjskim, przez co 
młodzieniec został zesłany na Syberię. Dalsze losy Kwiatkowskiego były 
jednak szczęśliwsze, ponieważ udało mu się zbiec oraz cudem dotrzeć 
przez Rosję do Warszawy. Podczas Wielkiej Wojny podjął decyzję o tym, by 
walczyć w armii francuskiej. Gdy osiadł już w Paryżu, artystyczna bohema 
metropolii nazywała go „Kwiatem” oraz „Fra Angelico Montparnasse’u”. 

Często wystawiano jego dzieła w tamtejszych galeriach oraz na salonach. 
Jedną z najsłynniejszych była wystawa „Celebryci i młodzi naszych dni” 
prezentowana publiczności w latach 1967, 1968, 1969 i 1971. Malarstwo 
Kwiatkowskiego doceniła również Galerie Parnasse, która wystawiła jego 
prace wśród dzieł artystów rosyjskich. Indywidualna ekspozycja dorobku 
Kwiatkowskiego odbyła się w Galerii Haut Pavé w 1956 roku, kolejne nato-
miast w Charpentier oraz Bénézit w 1964.





58  

B E N N  B E N C I O N  R A B I N O W I C Z
1905-1989

Martwa natura z talerzem wiśni i rowerem 

olej/płótno, 46 x 61 cm
sygnowany l.d.: 'Benn'

estymacja: 
7 000 - 9 000 PLN  
1 600 - 2 000 EUR

Bencion (Benn) Rabinowicz to artysta wywodzący się z Białegostoku. Jego żydowska 
rodzina aktywnie uczestniczyła w życiu miasta. Sam dziadek artysty był rabinem, 
a ojciec architektem, który zasłynął z projektu Wielkiej Synagogi. Początkowo Ben 
Rabinowicz uczęszczał na prywatne lekcje rysunku, był scenografem teatralnym. 
W 1927 miała miejsce jego pierwsza wystawa rysunków w Wilnie. Trzy lata później 
został nagrodzony stypendium z białostockiego magistratu. Wybór dalszej edukacji 
był dla niego oczywisty, wyjechał do Paryża do Académie Fernand Léger. Styl 
artystyczny Rabinowicza szybko ewoluował. Od zainteresowania formą geometrycz-
ną Wassily’a Kandinsky’ego, poprzez rosyjski konstruktywizm, sztukę kinetyczną, 
kubizm, symbolizm, ostatecznie tworząc dzieła realizmu. Okres prosperity jego sztuki 
przerwała wojna. Po jej zakończeniu udało mu się wrócić i pracować dalej. W Paryżu 
tworzył kolejne genialne dzieła, które były doceniane przez wielu krytyków. W 1949 
współpracował z Markiem Chagallem. W 1956 otrzymał Złoty Medal Salonu Artystów 
Francuskich, a w 1957 został laureatem Prix de L’Institut de France.
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M I E C Z Y S Ł A W  L U R C Z Y Ń S K I
1907-1982

"Wioska w górach", lata 40. XX w.

olej/płyta pilśniowa, 73 x 54 cm
sygnowany p.d.: 'LURCZYNSKI'
na odwrociu papierowa nalepka Villa la Fleur

estymacja: 
5 000 - 7 000 PLN  
1 100 - 1 600 EUR

P O C H O D Z E N I E :
z kolekcji księcia Władysława Czartoryskiego i Elżbiety Jork, Nowy Jork 
dom aukcyjny Boisgirard, Paryż, czerwiec 2011 
kolekcja Żerlicynów i Żarskich

W Y S TA W I A N Y :
Mistrzowie Szkoły Paryskiej z kolekcji Żerlicynów i Żarskich, Państwowa Galeria Sztuki, Sopot, 
6 października 2017 - 28 stycznia 2018

L I T E R AT U R A :
Mistrzowie Szkoły Paryskiej z kolekcji Żerlicynów i Żarskich, katalog wystawy, Państwowa Galeria Sztuki, 
Sopot 2018, s. 114 (il.)

Prezentowany w katalogu obraz Mieczysława Lurczyńskiego zatytułowany „Wioska 
w górach” pochodzi z lat 40. XX wieku, kiedy to artysta przebywał w Niemczech. 
Był to dla twórcy moment wytchnienia po dramacie wojny jaki przeszedł w obozach 
koncentracyjnych. Jego wewnętrzny nastrój znalazł wówczas odzwierciedlenie w jego 
malarstwie. Widzimy tu podziw artysty wobec natury oraz pochylenie się nad krajo-
brazem górskiej miejscowości, prawdopodobnie szwajcarskiej. Kompozycję tę cechuje 
typowa dla malarza tematyka pejzażu oraz koncentracja na świetle. Dostrzegalne 
jest operowanie świetlistością oraz stosowanie jasnych, czystych barw, otoczonych 
wyraźnym oraz sugestywnym konturem. Krytyka doszukiwała się w dziełach Lurczyń-
skiego nawiązań do sztuki witrażowej oraz mozaik. Uznanie jakim cieszył się artysta 
potwierdzają jego liczne wystawy organizowane w paryskich galeriach takich jak La 
palette Bloue, Atelier czy Arcanes, a także i w innych miastach Europy. 
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M I E C Z Y S Ł A W  L U R C Z Y Ń S K I
1907-1982

"Martwa natura kwiatowa", lata 50. XX w.

olej/tektura, 64 x 53,5 cm
sygnowany l.d.: 'LURCZYNSKI'

estymacja: 
5 000 - 7 000 PLN  
1 100 - 1 600 EUR

P O C H O D Z E N I E :
z kolekcji księcia Władysława Czartoryskiego i Elżbiety Jork, Nowy Jork 
kolekcja Żerlicynów i Żarskich

W Y S TA W I A N Y :
Mistrzowie Szkoły Paryskiej z kolekcji Żerlicynów i Żarskich, Państwowa Galeria Sztuki, Sopot, 
6 października 2017 - 28 stycznia 2018

L I T E R AT U R A :
Mistrzowie Szkoły Paryskiej z kolekcji Żerlicynów i Żarskich, katalog wystawy, Państwowa Galeria Sztuki, 
Sopot 2018, s. 115 (il.)

Mieczysław Lurczyński był poetą i eseistą, ale przede wszystkim uzdolnionym mala-
rzem. Ukończył Szkołę Nauk Politycznych w Warszawie, a następnie tamtejszą Akade-
mię Sztuk Pięknych. W latach 1930-39 jego obrazy były wystawiane w wielu polskich 
galeriach, między innymi w warszawskiej Zachęcie (1934 i 1937). W tym samym cza-
sie Lurczyński zajął się pisaniem poezji. W 1937 roku wydał cykl wierszy zatytułowany 
„Judasz”, a w 1938 „Pieśni buntownicze”. Podczas wojny należał do Związku Walki 
Zbrojnej oraz Armii Krajowej. Organizował również tajne wieczory poezji, w których 
udział brali tacy twórcy jak Czesław Miłosz czy Leopold Staff. W roku 1943 został 
resztowany przez Gestapo i przebywał w obozach koncentracyjnych. Poniekąd od 
śmierci ocaliły go zdolności językowe, ponieważ służył tam za tłumacza. W 1945 roku, 
podczas ewakuacji obozu udało mu się zbiec do Hanoweru. Osiadł tam i zajmował się 
tłumaczeniem dzieł Aleksandra Puszkina oraz Edgara Allana Poe. Nie porzucił jednak 
sztuki malarskiej. Miał swoje indywidualne wystawy w Niemczech. Około 1949 roku 
przeprowadził się do Paryża, gdzie działał aż do śmierci w 1992 roku.
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S TA N I S Ł A W  E L E S Z K I E W I C Z
1900-1963

"Ujarzmiający konia" 

olej, ołówek/tektura, 19,5 x 22,5 cm
sygnowany monogramem wewnątrz kompozycji: 'S.E.'
na odwrociu papierowa nalepka wystawowa: 'EXHIBITION | STANISŁAW ELESZKIEWICZ | 1900 - 1963 | Lipert Gallery | 
147 Milton Street | Greenpoint Brooklyn, NY 11222 | May 10 - June 14, 1986' oraz napis ołówkiem: '22

estymacja: 
6 000 - 8 000 PLN  
1 400 - 1 800 EUR

P O C H O D Z E N I E :
zakup bezpośrednio od artysty 
kolekcja prywatna, Nowy Jork 
kolekcja prywatna, Polska

W Y S TA W I A N Y :
Stanisław Eleszkiewicz 1900-1963. Paintings and Drawings, Lipert Gallery, Nowy Jork, 10 maja - 14 czerwca 1986

L I T E R AT U R A :
Stanisław Eleszkiewicz, katalog wystawy, Lipert Gallery, New York 1986, nr kat. A/22
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S TA N I S Ł A W  E L E S Z K I E W I C Z
1900-1963

"Muzycy w pejzażu fantastycznym" 

olej, węgiel/papier naklejony na tekturę, 20 x 28 cm
sygnowany monogramem p.d.: 'S.E.'
na odwrociu papierowa nalepka wystawowa: 'EXHIBITION | STANISŁAW ELESZKIEWICZ | 1900 - 1963 | Lipert Gallery | 
147 Milton Street | Greenpoint Brooklyn, NY 11222 | May 10 - June 14, 1986' oraz napis ołówkiem: '70'

estymacja: 
6 000 - 8 000 PLN  
1 400 - 1 800 EUR

P O C H O D Z E N I E :
zakup bezpośrednio od artysty 
kolekcja prywatna, Nowy Jork 
kolekcja prywatna, Warszawa

W Y S TA W I A N Y :
Stanisław Eleszkiewicz 1900-1963. Paintings and Drawings, Lipert Gallery, Nowy Jork, 10 maja - 14 czerwca 1986

L I T E R AT U R A :
Stanisław Eleszkiewicz, katalog wystawy, Lipert Gallery, New York 1986, nr kat. A/70, il. (s. nlb.)
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D O  9  K W I E T N I A  2 0 2 2

kontakt: Tomasz Dziewicki 
t.dziewicki@desa.pl 
22 163 66 46, 735 208 999

G R A F I K A  A RT Y ST YC Z N A

12 CZERWCA 2022

Termin przyjmowania obiektów: 
D O  1 6  M A J A  2 0 2 2

kontakt: Marek Wasilewicz 
m.wasilewicz@desa.pl 
22 163 66 47, 795 122 702

P R AC E  N A  PA P I E R Z E

19 MAJA 2022

Termin przyjmowania obiektów:
D O  1 1  K W I E T N I A  2 0 2 2

kontakt: Jan Rybiński
j.rybinski@desa.pl
880 525 282

X I X  W I E K ,  M O D E R N I Z M ,  M I Ę DZ Y W O J N I E

9 CZERWCA 2022

Termin przyjmowania obiektów: 
D O  9  M A J A  2 0 2 2

kontakt: Michał Szarek
m.szarek@desa.pl
22 163 66 53, 787 094 345



D E S A . P L

ILE MOŻE BYĆ WARTE DZIEŁO SZTUKI?
BLISKO 500 000 ZŁ
TAKĄ CENĘ OSIĄGNĘŁA W MARCU 2021 R. 
NA AUKCJI W DESA UNICUM TKANINA
"RELIEF Z DWOMA WZGÓRZAMI" MAGDALENY ABAKANOWICZ

D E S A  U N I C U M ,  U L .  P I Ę K N A  1 A ,  WA RS Z AWA



SPEKTAKULARNE REKORDY, 
PIONIERSKIE PROJEKTY, 
PONAD 200 AUKCJI ROCZNIE 
TO  N A J LEPSZ Y  M O M ENT  N A  S PR ZEDA Ż 
DZI E Ł A  SZ T U K I .  P OZ YC JA  L I D ER A ,  ZES P Ó Ł 
N A J LEPSZ YC H  EKS PERTÓW  O R A Z  W I ELO LE TN I E 
D O ŚW I A D CZEN I E  CZ Y N I  Z  D ES A  U N I C U M 
I D E A LN EG O  PA RTN ER A  S PR ZEDA Ż Y.

D E S A . P L / P L / S P R Z E D A J /

PROSIM Y  O  KONTA K T  Z  EKSPERTEM  DZIA ŁU 
PRO J EK TÓW  SPEC JA LN YCH  D ES A  U N I C U M :

Aukcje memorabiliów, tematyczne i kolekcji

Termin przyjmowania obiektów upływa 
na 5 tygodni przed daną aukcją.

kontakt: Julia Materna
j.materna@desa.pl,
22 163 66 52, 538 649 945

Aukcje rzemiosła dawnego i sztuki rosyjskiej

Termin przyjmowania obiektów upływa 
na 5 tygodni przed daną aukcją.

kontakt: Madgalaena Kuś
m.kus@desa.pl,
22 163 66 44, 795 122 718

Aukcje komikus, ilustracji, plakatu

Termin przyjmowania obiektów upływa 
na 5 tygodni przed daną aukcją.

kontakt: Olga Winiarczyk
o.winiarczyk@desa.pl,
22 163 66 54, 664 150 862

Aukcje designu

Termin przyjmowania obiektów upływa 
na 5 tygodni przed daną aukcją.

kontakt: Cezary Lisowski
c.lisowski@desa.pl,
22 163 66 51, 788 269 908



D E S A . P L

ILE MOŻE BYĆ WARTE DZIEŁO SZTUKI?
BLISKO 13 500 000 ZŁ
TAKĄ CENĘ OSIĄGNĄŁ W LISTOPADZIE 2021 R. 
NA AUKCJI W DESA UNICUM OBRAZ 
„DWIE MĘŻATKI” ANDRZEJA WRÓBLEWSKIEGO.

D E S A  U N I C U M ,  U L .  P I Ę K N A  1 A ,  WA R S Z AWA



SPEKTAKULARNE REKORDY, 
PIONIERSKIE PROJEKTY, 
PONAD 200 AUKCJI ROCZNIE 
TO  N A J LEPSZ Y  M O M ENT  N A  S PR ZEDA Ż 
DZI E Ł A  SZ T U K I .  P OZ YC JA  L I D ER A ,  ZES P Ó Ł 
N A J LEPSZ YC H  EKS PERTÓW  O R A Z  W I ELO LE TN I E 
D O ŚW I A D CZEN I E  CZ Y N I  Z  D ES A  U N I C U M 
I D E A LN EG O  PA RTN ER A  S PR ZEDA Ż Y.

PRO S I M Y  O  KO NTA K T  Z  EKS PERTA M I 
SZ T U K I  WS P Ó ŁCZES N E J  D ES A  U N I C U M :

D E S A . P L / P L / S P R Z E D A J /

K L A SYC Y  AWA N G A R DY  P O  1 94 5

26 MAJA 2022

Termin przyjmowania obiektów: 
D O  1 9  K W I E T N I A  2 0 2 2

kontakt: Alicja Sznajder
a.sznajder@desa.pl
22 163 66 12, 502 994 177

N O W E  P O KO L E N I E  P O  1 9 8 9

2 CZERWCA 2022

Termin przyjmowania obiektów: 
D O  2 9  K W I E T N I A  2 0 2 2 

kontakt: Katarzyna Żebrowska 
k.zebrowska@desa.pl 
22 163 66 49, 539 546 701

P R AC E  N A  PA P I E R Z E

17 MAJA 2022

Termin przyjmowania obiektów:
D O  1 1  K W I E T N I A  2 0 2 2

kontakt: Agata Matusielańska
a.matusielańska@desa.pl
22 163 66 50, 539 546 699

S Z T U K A  FA N TA ST YC Z N A

10 MAJA 2022

Termin przyjmowania obiektów: 
D O  3 1  M A R C A  2 0 2 2

kontakt: Anna Szynkarczuk
a.szynkarczuk@desa.pl
22 163 66 41, 664 150 866



SZTUKA WSPÓŁCZESNA   
PR ACE NA PAPIERZE
A U K C J A  1 7  M A J A  2 0 2 2 ,  1 9 : 0 0

M I E J S C E  A U K C J I  I   W Y S TA W Y
Dom Aukcyjny Desa Unicum, ul. Piękna 1A, Warszawa

W Y S TA W A  O B I E K T Ó W
11 – 17 maja 2022

T O M A S Z  T A T A R C Z Y K
Z cyklu „Krok za krokiem”



1914

SZTUKA DAWNA
PR ACE NA PAPIERZE 
A U K C J A  1 9  M A J A  2 0 2 2 ,  1 9 : 0 0

M I E J S C E  A U K C J I  I   W Y S TA W Y
Dom Aukcyjny Desa Unicum, ul. Piękna 1A, Warszawa

W Y S TA W A  O B I E K T Ó W
13 – 19 maja 2022

A N N A  B I L I Ń S K A - B O H D A N O W I C Z O W A
Portret damy, 1889



1914

SZTUKA WSPÓŁCZESNA
KLASYCY AWANGARDY PO 1945
A U K C J A  2 5  M A J A  2 0 2 2 ,  1 9 : 0 0

M I E J S C E  A U K C J I  I   W Y S TA W Y
Dom Aukcyjny Desa Unicum, ul. Piękna 1A, Warszawa

W Y S TA W A  O B I E K T Ó W
18 – 25 maja 2022

H E N R Y K  S T A Ż E W S K I
Relief, 1975



1914

SZTUKA DAWNA
XIX WIEK ,  MODERNIZM, MIĘDZY WOJNIE 
A U K C J A  9  C Z E R W C A  2 0 2 2 ,  1 9 : 0 0

M I E J S C E  A U K C J I  I   W Y S TA W Y
Dom Aukcyjny Desa Unicum, ul. Piękna 1A, Warszawa

W Y S TA W A  O B I E K T Ó W
1 – 9 czerwca 2022

F R A N C I S Z E K  Ż M U R K O
Portret kobiety w czerwonym kapeluszu 



PRZEWODNIK DLA KLIENTA
I. PRZED AUKCJĄ

1. Cena wywoławcza
Cena wywoławcza jest kwotą, od której aukcjoner rozpoczyna licytację. Zwyczajowo 
cena wywoławcza zawarta jest między połową a trzy czwarte dolnej granicy estymacji. 
Cena wywoławcza może być podana w katalogu.

2. Opłata aukcyjna
Do kwoty wylicytowanej doliczamy opłatę aukcyjną. Opłata aukcyjna stanowi dodat-
kowe wynagrodzenie DESA Unicum z tytułu obsługi transakcji sprzedaży i wynosi 20% 
końcowej ceny obiektu (kwoty wylicytowanej). Opłata aukcyjna obowiązuje również w 
sprzedaży poaukcyjnej, w przypadku kiedy obiekt nie został sprzedany w ramach aukcji. 
Kwota wylicytowana wraz z opłatą aukcyjną zawiera podatek od towarów i usług VAT. Na 
zakupione obiekty wystawiamy faktury VAT marża. Wystawiamy je na wyraźne życzenie 
klienta. Jeżeli w dniu ewidencjonowania sprzedaży na kasie rejestrującej (w dniu wy-
stawienia paragonu fiskalnego), klient nie jest pewny, czy chce otrzymać fakturę VAT 
marża, powinien on podać kasjerowi numer, za pomocą którego jest zidentyfikowany 
na potrzeby podatku lub podatku od wartości dodanej (NIP), w celu umieszczenia tego 
numeru na paragonie fiskalnym. DESA Unicum nie może wystawić faktury do paragonu, 
który nie będzie zawierać numeru NIP nabywcy, pomimo zgłoszenia takiego żądania 
przez klienta w ustawowym terminie. Jeżeli kwota należności ogółem nie przekracza 
kwoty 450 zł albo kwoty 100 euro, jeżeli kwota ta określona jest w euro, paragon fiskalny 
zawierający NIP stanowi fakturę uproszczoną, co do której nie zachodzi konieczność 
wystawienia dodatkowej faktury VAT marża.

3. Estymacja
Podana w katalogu estymacja jest szacunkową wartością obiektu i ma charakter wska-
zówki dla zainteresowanego nim klienta. W celu uzyskania dodatkowych informacji od-
nośnie estymacji rekomendujemy kontakt z naszymi doradcami. Licytacja zakończona 
w przedziale estymacji lub powyżej górnej granicy estymacji jest transakcją ostateczną. 
Estymacje nie uwzględniają opłaty aukcyjnej ani żadnych opłat dodatkowych.

4. Estymacje w walutach innych niż polski złoty
Transakcje aukcyjne zawierane są w polskich złotych, jednakże estymacje w katalogu 
aukcyjnym mogą być podawane w euro lub dolarach amerykańskich. Kurs walut w dniu 
aukcji może się różnić od tego w dniu druku katalogu, informacja ta ma więc charakter 
orientacyjny.

5. Cena gwarancyjna
Jest to najniższa kwota, za którą możemy sprzedać obiekt bez dodatkowej zgody sprze-
dającego. Jest równa bądź niższa niż dolna granica estymacji. Poszczególne obiekty 
mogą, jednak nie muszą, posiadać ceny gwarancyjnej. Jeżeli w drodze licytacji cena 
gwarancyjna nie zostanie osiągnięta, zakończenie licytacji skutkuje odczytaniem przez 
aukcjonera słowa "pass". Oznacza to, że transakcja nie została zawarta. Fakt ten zosta-
je ogłoszony bez uderzenia młotkiem. Opcjonalnie, jeżeli transakcja nie osiągnie ceny 
gwarancyjnej, aukcjoner może ogłosić zawarcie transakcji warunkowej. Fakt ten zostaje 
ogłoszony po uderzeniu młotkiem.

6. Pass
"Pass" zostaje odczytany przez aukcjonera w momencie, kiedy licytacja danego obiektu 
nie osiągnęła poziomu ceny gwarancyjnej i nie dochodzi do zwarcia transakcji w ra-
mach aukcji. Klienci zainteresowani takim obiektem mogą zgłaszać oferty zakupu po 
zakończeniu aukcji. Dom Aukcyjny zastrzega sobie prawo przyjęcia więcej niż jednej 
oferty poaukcyjnej, Klient, który złożył ofertę w wysokości ceny gwarancyjnej, ma 
pierwszeństwo zakupu. Dom Aukcyjny zastrzega sobie również prawo do nieoferowania 
obiektów w sprzedaży poaukcyjnej.

7. Transakcja warunkowa
Możliwość zawierania transakcji warunkowych w ramach aukcji musi być ogłoszona 
przez aukcjonera przed rozpoczęciem aukcji. Tego typu transakcja zostaje zawarta 
w momencie, kiedy licytacja nie osiągnęła poziomu ceny gwarancyjnej i aukcjoner 
ogłosił taki fakt po uderzeniu młotkiem. Transakcja warunkowa traktowana jest jako 
wiążąca oferta nabycia obiektu po cenie wylicytowanej. Zobowiązujemy się do nego-
cjacji ceny z komitentem, jednak nie gwarantujemy możliwości zakupu po cenie wyli-
cytowanej. Jeżeli w toku negocjacji klient zdecyduje się podnieść ofertę do poziomu 
ceny gwarancyjnej lub zaakceptujemy wylicytowaną kwotę, umowa sprzedaży docho-
dzi do skutku. Jeżeli negocjacje nie przyniosą pozytywnego efektu w okresie pięciu 
dni roboczych liczonych od dnia aukcji, obiekt uznajemy za niesprzedany. W okresie 
tym zastrzegamy sobie prawo do przyjmowania po aukcji ofert równych cenie gwaran-
cyjnej na obiekty wylicytowane warunkowo. W przypadku otrzymania takiej oferty od 
innego oferenta informujemy o tym fakcie klienta, który wylicytował obiekt warunkowo.  
W takim przypadku klient ma prawo do podniesienia swojej oferty do ceny gwaran-
cyjnej i wtedy przysługuje mu prawo pierwszeństwa nabycia obiektu. W przeciwnym 
wypadku transakcja warunkowa nie dochodzi do skutku, a obiekt może zostać sprze-
dany innemu oferentowi.

8. Obiekty katalogowe
Zapewniamy fachową wycenę oraz rzetelny opis katalogowy powierzonego nam 
do sprzedaży obiektu. Wykonywane są one w najlepszej wierze z wykorzysta-
niem doświadczenia i fachowej wiedzy naszych pracowników oraz współpracu-
jących z nami ekspertów. Mimo uwagi poświęcanej każdemu z obiektów w pro-

cesie opracowywania, dokumentacji pochodzenia, historii wystaw i bibliografii 
przedstawione informacje mogą nie być wyczerpujące, a w niektórych przypad-
kach pewne fakty odnoszące się do kolejnych właścicieli, ekspozycji oraz publikacji,  
w ramach których obiekt był prezentowany, mogą być celowo nieujawnione.

9. Stan obiektu
Opisy katalogowe nie prezentują pełnego stanu zachowania obiektów. Brak takiej infor-
macji nie jest równoznaczny z tym, że obiekt jest wolny od wad i uszkodzeń. Wskazane 
jest zatem, aby zainteresowani zakupem konkretnego obiektu dokonali jego dokładnych 
oględzin na wystawie przedaukcyjnej oraz przeprowadzili konsultacje z profesjonalnym 
konserwatorem, którego na wyraźną prośbę możemy rekomendować. Na specjalne 
życzenie klienta możemy dostarczyć szczegółowy raport stanu zachowania obiektu. 
Przygotowując taki raport, nasi pracownicy oceniają stan obiektu, biorąc pod uwagę 
jego szacunkową wartość oraz charakter aukcji, w ramach której jest on wystawiony na 
sprzedaż. Mimo że oceny przedmiotów pod tym względem prowadzone są rzetelnie, 
należy pamiętać, że nasi pracownicy nie są zawodowymi konserwatorami. Jeśli obiekt 
sprzedawany jest w ramie, nie ponosimy odpowiedzialności za jej stan. W przypadku 
obiektów nieoprawionych chętnie polecimy profesjonalną pracownię opraw.

10. Wystawa obiektów aukcyjnych
Wystawy przedaukcyjne są bezpłatnie dostępne dla oglądających. W trakcie ich trwa-
nia zachęcamy do kontaktu z naszymi ekspertami, którzy chętnie odpowiedzą na 
wszystkie pytania i przekażą szczegółowe informacje o poszczególnych obiektach.

11. Legenda
Poniższa legenda wyjaśnia symbole, które mogą Państwo znaleźć w niniejszym katalogu:

 - obiekty bez ceny gwarancyjnej
 - obiekty, do których doliczamy opłatę wynikającą z tzw. droit de suite, tj. prawa 

twórcy i jego spadkobierców do otrzymywania wynagrodzenia z tytułu dokonanych za-
wodowo odsprzedaży oryginalnych egzemplarzy dzieł. Powyższa opłata jest obliczana 
według poniższych stawek: 
1)   5% kwoty wylicytowanej, jeżeli ta część jest zawarta w przedziale do równowartości 
50 000 euro (np. dla kwoty wylicytowanej 2 000 euro opłata 100 euro) oraz
2)   3% kwoty wylicytowanej, jeżeli ta część jest zawarta w przedziale od równowartości  
50 000,01 euro do równowartości 200 000 euro (np. dla kwoty wylicytowanej 80 000 
euro opłata 3 400 euro) oraz 
3)   1% kwoty wylicytowanej, jeżeli ta część jest zawarta w przedziale od równowartości  
200 000,01 euro do równowartości 350 000 euro (np. dla kwoty wylicytowanej 300 tys. 
euro opłata 8 000 euro) oraz
4)   0,5% kwoty wylicytowanej, jeżeli ta część jest zawarta w przedziale od równowartości  
350 000,01 euro do równowartości 500 000 euro (np. dla kwoty wylicytowanej 400 tys. 
euro, opłata 8 750 euro) oraz 
5)   0,25% kwoty wylicytowanej, jeżeli ta część jest zawarta w przedziale przekracza-
jącym równowartość 500 000 euro – jednak w kwocie nie wyższej niż równowartość 
12 500 euro. 
W Polsce droit de suite reguluje art. 19-19(5) ustawy o prawach autorskich i pokrew-
nych z dnia 4 lutego 1994 r. z późniejszymi zmianami, zgodnie z obowiązującą w Unii Eu-
ropejskiej dyrektywą 2001/84/WE Parlamentu Europejskiego i Rady z dnia 27 września 
2001 r. w sprawie prawa autora do wynagrodzenia z tytułu odsprzedaży oryginalnego 
egzemplarza dzieła sztuki. Opłata obliczana będzie z użyciem kursu dziennego NBP z 
dnia poprzedzającego aukcję. Opłata obliczana będzie, gdy równowartość kwoty wyli-
cytowanej przekroczy 100 EUR.
Ω - obiekty sprowadzane z państw spoza Unii Europejskiej, do których ceny doliczamy 
podatek graniczny w wysokości 8% kwoty wylicytowanej 
 - przedmioty wytworzone w całości lub zawierające elementy wytworzone z roślin 

lub zwierząt określanych jako chronione lub zagrożone
◊ - obiekty z pozwoleniem na wywóz

12. Prenumerata katalogów
W sprawie prenumeraty katalogów prosimy o kontakt pod numerem telefonu: 22 163 
66 00 lub drogą mailową na adres: prenumerata@desa.pl. Katalogi dostępne są rów-
nież na naszej stronie internetowej www.desa.pl. Zachęcamy do pobierania darmo-
wych katalogów w formacie PDF.

II. AUKCJA

Udział w licytacji można wziąć osobiście, po uprzednim złożeniu zlecenia licytacji te-
lefonicznej lub zlecenia licytacji z limitem, a także za pośrednictwem Aplikacji Online 
(strona internetowa https://bid.desa.pl/ oraz bezpłatna aplikacja mobilna DESA Uni-
cum służące do udziału w licytacji przez Internet).
1. Przebieg aukcji
Aukcję prowadzi aukcjoner, który wyczytuje obiekty i kolejne postąpienia, wskazu-
je licytujących, ogłasza zakończenie licytacji oraz wskazuje zwycięzcę. Zakończenie 
licytacji obiektu następuje w momencie uderzenia młotkiem przez aukcjonera. Jest 
to równoznaczne z zawarciem umowy sprzedaży między domem aukcyjnym a licytu-
jącym, który zaoferował najwyższą kwotę. W razie zaistnienia sporu w trakcie licyta-
cji aukcjoner rozstrzyga spór albo ponownie przeprowadza licytację danego obiektu. 
Zastrzegamy sobie prawo do utrwalania przebiegu aukcji za pomocą urządzeń reje-
strujących obraz i dźwięk. Zastrzegamy sobie prawo do licytowania jedynie wcześniej 
zgłoszonych przez uczestników aukcji obiektów. W takiej sytuacji numery obiek-
tów są przed aukcją zgłaszane obsłudze domu aukcyjnego. Aukcjoner ma prawo do 

Udział klienta w aukcji regulują WARUNKI SPRZEDAŻY AUKCYJNEJ, WARUNKI POTWIERDZENIA AUTENTYCZNOŚCI oraz niniejszy PRZEWODNIK DLA KLIENTA. Zachęcamy 
do zapoznania się z trzyczęściowym regulaminem, który ma na celu przedstawienie stosunku prawnego pomiędzy Domem Aukcyjnym DESA Unicum a kupują-
cym w ramach aukcji. DESA Unicum pełni funkcję pośrednika handlowego pomiędzy komitentami wstawiającymi obiekty na aukcję a kupującymi. Warunki mogą 
być przez DESA Unicum odwołane lub zmienione poprzez aneksy dostępne w sali aukcyjnej lub poprzez obwieszczenie aukcjonera.



dowolnego rozdzielania lub łączenia obiektów oraz do ich wycofania z licytacji bez 
podania przyczyn. Opisy zawarte w katalogu aukcji mogą być uzupełnione lub zmie-
nione przez aukcjonera lub osobę przez niego wskazaną przed rozpoczęciem licyta-
cji. Aukcja jest prowadzona w języku polskim, jednak na specjalne życzenie uczest-
nika aukcji niektóre spośród licytacji mogą być równolegle prowadzone w językach 
angielskim i niemieckim. Prośby takie powinny być składane najpóźniej godzinę 
przed aukcją wraz z informacją, których obiektów dotyczą. Licytacja odbywa się  
w tempie 60-100 obiektów na godzinę.

2. Licytacja osobista
W celu licytacji osobistej należy wypełnić formularz udziału w aukcji i odebrać 
tabliczkę z numerem. Nowi klienci powinni zarejestrować się przynajmniej 24 godziny 
przed rozpoczęciem aukcji, by dać nam czas na przetworzenie danych. W celu 
ich weryfikacji możemy poprosić o dokument potwierdzający tożsamość osoby 
rejestrowanej (dowód osobisty, paszport, prawo jazdy). Dane osobowe klientów są 
informacjami poufnymi i pozostają do wyłącznej wiadomości DESA Unicum i spółek 
powiązanych, które mogą przetwarzać dane osobowe uczestników aukcji w zakresie 
niezbędnym do realizacji zleceń licytacji. Klientom, którzy posiadają nieuregulowane 
należności z tytułu zakupów na wcześniejszych aukcjach, możemy odmówić udziału 
w kolejnej. Prosimy o pilnowanie lizaka aukcyjnego. W przypadku jego zgubienia 
prosimy o natychmiastowe poinformowanie o tym naszej obsługi. Po zakończeniu 
aukcji należy zwrócić tabliczkę z numerem w punkcie rejestracji, a w przypadku 
zakupu należy odebrać potwierdzenie zawartych transakcji.

3. Licytacja telefoniczna
Jeżeli nie mogą Państwo uczestniczyć w aukcji osobiście, istnieje możliwość 
licytacji przez telefon za pośrednictwem jednego z naszych pracowników. Klienci 
zainteresowani taką usługą powinni przesłać wypełniony formularz zlecenia najpóźniej 
24 godziny przed rozpoczęciem aukcji. Nie ponosimy odpowiedzialności za realizację 
zleceń dostarczonych później. Formularz zlecenia dostępny jest na ostatnich stronach 
katalogu, w siedzibie naszego domu aukcyjnego oraz na naszej stronie internetowej. 
Formularz należy przesłać faksem, pocztą, mailem lub dostarczyć osobiście. Wraz 
z formularzem prosimy o przesłanie fotokopii dokumentu tożsamości w celu weryfikacji 
danych. Nasz pracownik połączy się z klientem przed rozpoczęciem licytacji wybranych 
obiektów. Nie ponosimy jednak odpowiedzialności za brak możliwości wzięcia udziału 
w licytacji telefonicznej w przypadku problemów z uzyskaniem połączenia z podanym 
przez klienta numerem telefonu. Dlatego rekomendujemy wskazanie maksymalnej 
kwoty (bez opłaty aukcyjnej), do której będziemy mogli licytować w Państwa imieniu. 
Zastrzegamy prawo do nagrywania i archiwizowania rozmów telefonicznych, o których 
mowa powyżej. Opisana usługa jest darmowa i poufna.

4. Licytacja w imieniu klienta
Drugą opcją dla klientów, którzy nie mogą osobiście uczestniczyć w aukcji, jest złożenie 
zlecenia licytacji z limitem. Klienci zainteresowani taką usługą również powinni przesłać 
wypełniony formularz najpóźniej 24 godziny przed rozpoczęciem aukcji. Obowiązuje 
ten sam formularz co w przypadku licytacji telefonicznej. Zawarte w formularzu 
kwoty nie powinny uwzględniać opłaty aukcyjnej i opłat dodatkowych, powinny być 
wyrażone w polskich złotych oraz zgodne z tabelą postąpień przedstawioną w dalszej 
części przewodnika. Jeżeli podana kwota nie jest zgodna z kwotami w tabeli postąpień 
zostanie ona obniżona. Nasi pracownicy dołożą wszelkich starań, aby klient zakupił 
wybrany obiekt w możliwie jak najniższej cenie, nie niższej jednak niż cena gwarancyjna. 
Jeżeli limit jest niższy niż cen gwarancyjna w wypadku niesprzedania obiektu w czasie 
aukcji, limit rozpatrywany jest jako oferta poaukcyjna. Opcjonalnie może dojść do 
zawarcia transakcji warunkowej. W przypadku dwóch lub większej ilości zleceń z takim 
samym limitem decyduje kolejność zgłoszeń. Opisana usługa jest darmowa i poufna.

5. We wszystkich aukcjach DESA Unicum można brać udział za pośrednictwem Aplikacji 
Online. Aby wziąć udział w aukcji należy założyć darmowe konto w Aplikacji Online, a 
następnie zarejestrować się do konkretnej aukcji – z uwagi na proces weryfikacji i 
dopuszczenia do aukcji prosimy o rejestrowanie się na aukcję nie później niż 12 godzin 
przed rozpoczęciem licytacji. Na każdą aukcję należy rejestrować się oddzielnie. 
Klient otrzymuje mailem informację o dopuszczeniu do aukcji. Klienci zarejestrowani 
później mogą zostać niedopuszczeni do licytacji. Po pierwszym pozytywnym procesie 
weryfikacji, klient może zostać dodany do listy klientów weryfikowanych automatycznie, 
co oznacza, że przy rejestracji na kolejną aukcję, informację o dopuszczeniu do 
aukcji klient otrzyma automatycznie od razu, bezpośrednio po zarejestrowaniu się. 
Uczestniczyć w aukcji można zarówno składając oferty na obiekty z aukcji przed 
rozpoczęciem licytacji (działa to wtedy tak jak zlecenie stałe) jak i składając oferty 
(kolejne przebicia) w tracie trwania aukcji na żywo, obserwując relację online w 
serwisie. DESA Unicum zastrzega sobie prawo do ustawiania klientom licytującym 
przez Internet limitów transakcyjnych. Opisana usługa jest darmowa i poufna. Ponadto, 
istnieje możliwość oglądania relacji audio-video z Sali Aukcyjnej.

6. Tabela postąpień

III. PO AUKCJI

1. Płatność
Kupujący zobowiązany jest do zapłaty należności za wylicytowane obiekty w terminie 
7 dni od dnia aukcji. Przekroczenie wyznaczonego terminu grozi naliczeniem odsetek 
ustawowych za okres opóźnienia w zapłacie. Akceptujemy płatność w gotówce do 
równowartości 10.000 EUR obliczonej według średniego kursu waluty ogłoszonego 
przez NBP, obowiązującego w dniu dokonania płatności, kartami płatniczymi 
(MasterCard, VISA) oraz przelewem bankowym na konto: mBank S.A. 27 1140 2062 
0000 2380 1100 1002, Swift: BREXPLPWMBK. W tytule prosimy wpisać nazwę aukcji, 
datę aukcji oraz numer obiektu.

2. Płatność w walutach innych niż polski złoty
Wszystkie transakcje zawierane są w polskich złotych. Na specjalne życzenie po 
wcześniejszym uzgodnieniu dopuszczamy wpłaty w euro, dolarach amerykańskich 
lub funtach brytyjskich. Wartość transakcji opłacanej w innej walucie niż polski złoty 
będzie powiększona o opłatę manipulacyjną w wysokości 1%. Przeliczenia dokonujemy 
po dziennym kursie kupna waluty mBank S.A.

3. Odstąpienie od umowy
W razie opóźnienia nabywcy w zapłacie możemy odstąpić od umowy z nabywcą 
po bezskutecznym upływie terminu dodatkowego wyznaczonego na zapłatę. W 
przypadku skorzystania przez DESA Unicum z prawa odstąpienia, DESA Unicum może 
dochodzić od nabywcy odszkodowania tytułem utraconych korzyści, które obejmują 
m. in. szkodę spowodowaną brakiem uzyskania opłaty aukcyjnej.

4. Reklamacje
Wszelkie możliwe reklamacje rozpatrywane są zgodnie z przepisami prawa polskiego. 
Reklamację z tytułu niezgodności towaru z umową można zgłosić w ciągu jednego 
roku od wydania obiektu. Wobec osób niebędących bezpośrednimi nabywcami na 
aukcji nie ponosimy odpowiedzialności za ukryte wady fizyczne oraz wady prawne 
zakupionych obiektów.

5. Odbiór zakupionego obiektu
Przy odbiorze zakupionych obiektów wymagamy okazania dokumentu potwierdzającego 
tożsamość. Obiekty mogą zostać wydane nabywcy lub osobie posiadającej pisemne 
upoważnienie. Może to nastąpić tylko w momencie pełnej płatności i uregulowania 
wszystkich zobowiązań wynikających z wcześniejszych zakupów. Zakupione obiekty na 
aukcji powinny być odebrane w ciągu 30 dni od aukcji. W przeciwnym razie mogą one 
zostać odesłane do magazynu zewnętrznego, a klient obciążony kosztami transportu 
oraz magazynowania. Wielkość opłat będzie uzależniona od operatora magazynu oraz 
rodzaju i wielkości obiektu. Tym samym ponosimy odpowiedzialność za utratę lub 
uszkodzenie obiektu jedynie przez okres 30 dni od aukcji.

6. Transport i przesyłka
Zapewniamy podstawowe opakowanie zakupionych obiektów umożliwiające odbiór 
osobisty. Na wyraźne życzenie klienta możemy pomóc w kontakcie z wyspecjalizowaną 
firmą zajmującą się pakowaniem i wysyłką dzieł sztuki.

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

8. Zagrożone gatunki
Przedmioty zrobione z materiału roślinnego lub zwierzęcego albo zawierające je, 
tj. m.in. koralowiec, skóra krokodyla, kość słoniowa, kość wieloryba, róg nosorożca, 
skorupa żółwia, niezależnie od wieku, procentu zawartości, mogą wymagać 
dodatkowych pozwoleń lub certyfikatów przed wywozem. Prosimy pamiętać, że 
uzyskanie dokumentów umożliwiających eksport nie jest równoznaczne z możliwością 
importu do innego państwa. Nabywca jest zobowiązany do przestrzegania przepisów 
w tym zakresie, a niemożliwość uzyskania odpowiednich dokumentów lub opóźnienie 
w ich uzyskaniu nie uzasadniają odstąpienia od sprzedaży ani opóźnienia w uiszczeniu 
pełnej ceny nabycia za obiekt. Obiekty tego typu zostały oznaczone dla Państwa 
wygody symbolem „ ” opisanym w legendzie. Nie ponosimy jednak odpowiedzialności 
za błędy lub uchybieniaw oznaczeniu przedmiotów zawierających elementy 
wytworzone z chronionych lub regulowanych prawem gatunków roślin i zwierząt.

9. Wykonując obowiązek informacyjny, określony w ustawie z dnia 30 maja 2014 r. o 
prawach konsumenta (t.j. Dz. U. z 2019 r. poz. 134 z późn. zm.), niniejszym uprzejmie 
informujemy, że na podstawie art. 38 pkt 11 ww. ustawy, klientom nie przysługuje prawo 
do odstąpienia od umowy.

cena postąpienie
0 – 2 000 100

2 000 – 3 000 200

3 000 – 5 000 200/500/800 (np. 3 200, 3 500, 3 800)

5 000 – 10 000 500

10 000 – 20 000 1 000

20 000 – 30 000 2 000

30 000 – 50 000 2 000/5 000/8 000 (np. 32 000, 35 000, 38 000)

50 000 – 100 000 5 000

100 000 – 300 000 10 000

300 000 – 700 000 20 000

700 000 - 1 500 000 50 000

1 500 000 - 3 000 000 100 000

3 000 000 - 8 000 000 200 000

powyżej 8 000 000 wg uznania aukcjonera



WARUNKI SPRZEDAŻY AUKCYJNEJ
1. WPROWADZENIE

Każdy obiekt zaprezentowany w katalogu aukcyjnym przeznaczony jest do sprzedaży 
na warunkach określonych: 
a) w WARUNKACH SPRZEDAŻY AUKCYJNEJ i WARUNKACH POTWIERDZENIA AUTEN-
TYCZNOŚCI, 
b) w innych informacjach podanych w pozostałych częściach katalogu aukcyjnego, 
w szczególności w PRZEWODNIKU DLA KLIENTA,
c) w dodatkach do katalogu aukcyjnego lub innych materiałach udostępnionych przez 
DESA Unicum na sali aukcyjnej. W każdym przypadku zmiana warunków może nastą-
pić poprzez stosowny aneks bądź ogłoszenie podane do wiadomości przez aukcjo-
nera przed rozpoczęciem aukcji. Poprzez licytację na aukcji, niezależnie czy osobistą, 
czy za pośrednictwem przedstawiciela, czy też na podstawie złożonego zlecenia li-
cytacji telefonicznej lub z limitem, licytujący i kupujący wyrażają zgodę na brzmienie 
niniejszych WARUNKÓW SPRZEDAŻY AUKCYJNEJ ze zmianami i uzupełnieniami oraz 
WARUNKÓW POTWIERDZENIA AUTENTYCZNOŚCI.

2. DESA UNICUM JAKO POŚREDNIK HANDLOWY

DESA Unicum występuje jako zastępca pośredni działający w imieniu własnym, lecz 
na rachunek komitenta uprawnionego do rozporządzenia obiektem, chyba że inaczej 
zastrzeżono w katalogu, jego zmianach lub w ogłoszeniach podanych do wiadomości 
przed aukcją.

3. LICYTOWANIE NA AUKCJI

1) DESA Unicum może według swojego uznania odmówić dopuszczenia niektórych 
osób do udziału w aukcji lub sprzedaży poaukcyjnej. Wszyscy licytujący muszą za-
rejestrować się przed aukcją, dostarczyć wymagane informacje przewidziane w for-
mularzu rejestracji, okazać dokument potwierdzający tożsamość oraz odebrać ta-
bliczkę z numerem licytacyjnym.
2) Dla wygody licytujących, którzy nie mogą uczestniczyć w aukcji osobiście, DESA 
Unicum może zrealizować pisemne zlecenie licytacji. W takim przypadku nieobec-
ni licytujący powinni wypełnić formularz „zlecenie licytacji”, który można znaleźć 
w katalogu, na stronie internetowej DESA Unicum lub otrzymać w siedzibie DESA 
Unicum. Kwoty wskazane przez licytującego w zleceniu licytacji nie powinny zawie-
rać opłaty aukcyjnej i opłat dodatkowych, powinny być wyrażone w polskich złotych 
oraz zgodne z tabelą postąpień. Jeżeli podana kwota nie jest zgodna z kwotami 
w tabeli postąpień, zostanie ona obniżona. Aukcjoner nie akceptuje zlecenia licy-
tacji, w którym nie ma wskazanej maksymalnej kwoty, do której DESA Unicum może 
zrealizować zlecenie. DESA Unicum dołoży starań, aby klient zakupił wybrany obiekt 
w możliwie jak najniższej cenie, nie niższej jednak niż cena gwarancyjna. Jeśli limit 
podany przez licytującego jest niższy niż cena gwarancyjna, a stanowi jednocze-
śnie najwyższą ofertę, wówczas dochodzi do transakcji warunkowej. W przypadku 
dwóch lub większej ilości zleceń z takim samym limitem decyduje kolejność zgło-
szeń. Wszystkie zlecenia licytacji wraz z fotokopią dokumentu tożsamości umożli-
wiającym weryfikację danych osobowych powinny być przesłane (pocztą, faksem 
bądź e-mailem) albo dostarczone osobiście do siedziby DESA Unicum przynajmniej 
24 godziny przed rozpoczęciem aukcji. Dostarczone później zlecenia mogą nie być 
zrealizowane.
3) Od osób zainteresowanych licytacją przez telefon wymaga się zgłoszenia chę-
ci licytacji telefonicznej poprzez wypełnienie formularza „zlecenie licytacji”, do-
stępnego w katalogu, na stronie internetowej DESA Unicum lub w siedzibie DESA 
Unicum. Wszystkie zlecenia licytacji powinny być przesłane (pocztą, faksem,  
e-mailem) lub dostarczone osobiście do siedziby DESA Unicum przynajmniej 24 
godziny przed rozpoczęciem aukcji. Wymaga się również przesłania fotokopii do-
kumentu tożsamości w celu weryfikacji danych osobowych. Dostarczone później 
zlecenia mogą nie być zrealizowane. Licytacja telefoniczna może być nagrywana, 
złożenie zlecenia jest równoznaczne z wyrażeniem zgody na nagrywanie rozmowy 
telefonicznej. Na wypadek trudności z połączeniem telefonicznym licytujący może 
określić na zleceniu limit, do którego pracownik domu aukcyjnego będzie licytować 
pomimo braku połączenia. Jeśli żaden limit nie jest określony na zleceniu, pracow-
nik domu aukcyjnego uznaje w takim wypadku, że klient oferuje przynajmniej cenę  
wywoławczą.
4) Podczas licytacji, zarówno osobistej, telefonicznej, za pośrednictwem pracownika 
DESA Unicum oraz za pośrednictwem Aplikacji Online, licytujący bierze osobistą 
odpowiedzialność za zapłatę za wylicytowane obiekty, co opisane jest dokładniej w 
paragrafie 3 punkcie 5 poniżej, chyba że przed rozpoczęciem aukcji zostało wyraź-
nie uzgodnione na piśmie z DESA Unicum, że oferent jest pełnomocnikiem zidenty-
fikowanej osoby trzeciej akceptowalnej przez DESA Unicum.
5) Usługa licytacji na podstawie zlecenia licytacji nie podlega żadnej opłacie. DESA 
Unicum zobowiązuje się dochować należytej staranności w realizacji zleceń, jednak 

nie ponosi odpowiedzialności za niezrealizowanie takich ofert, chyba że wina za 
brak realizacji zlecenia leży wyłącznie po stronie DESA Unicum.

4. PRZEBIEG AUKCJI

1) O ile nie zastrzeżono inaczej poprzez symbol, każdy obiekt oferowany jest z zastrze-
żeniem ceny gwarancyjnej, która jest poufną minimalną ceną sprzedaży uzgodnioną 
między DESA Unicum i komitentem. Cena gwarancyjna nie może przekroczyć dolnej 
granicy estymacji.
2) Aukcjoner może w każdym momencie aukcji wycofać którykolwiek obiekt, ponow-
nie zaoferować przedmiot do sprzedaży (również bezpośrednio po uderzeniu młot-
kiem) w razie zaistnienia błędu bądź sporu co do wyniku licytacji. W powyższym przy-
padku aukcjoner może podjąć wszelkie działania, które uzna za stosowne i racjonalne. 
Jeżeli jakikolwiek spór co do wyniku licytacji powstanie po aukcji, wynik sprzedaży 
w ramach aukcji uznaje się za ostateczny.
3) Aukcjoner rozpoczyna licytację i decyduje o wysokości kolejnych postąpień. 
W celu osiągnięcia ceny gwarancyjnej obiektu aukcjoner i pracownicy DESA Unicum 
mogą składać w toku licytacji oferty w imieniu komitenta bez wskazania, że czynią to 
w imieniu komitenta, bądź to przez składanie następujących po sobie ofert licytacyj-
nych, bądź też oferty w odpowiedzi na oferty składane przez innych oferentów. Jeżeli 
nie ma żadnych ofert na dany obiekt lub oferty są zbyt niskie, aukcjoner może uznać 
przedmiot za niesprzedany, co sygnalizuje terminem "pass".
4) Ceny na aukcji podawane są w polskich złotych i w tej walucie powinna być doko-
nana płatność. W odpowiedzi na potrzeby klientów zagranicznych estymacje w ka-
talogu aukcyjnym mogą być podawane także w euro, funtach brytyjskich i dolarach 
amerykańskich, odzwierciedlając w przybliżeniu cenę przy obecnym kursie waluty. 
Stosownie do tego estymacje podawane w euro, funtach brytyjskich i dolarach ame-
rykańskich mają charakter wyłącznie orientacyjny.
5) Licytujący, który zaoferował najwyższą kwotę zaakceptowaną przez aukcjonera, 
jest zwycięzcą licytacji. Uderzenie młotkiem przez aukcjonera oznacza akceptację 
najwyższej oferty i zawarcie umowy sprzedaży między DESA Unicum a kupującym. 
Ryzyko i odpowiedzialność za obiekt przechodzący na własność kupującego opisane 
zostały w paragrafie 6 poniżej.
6) Każda poaukcyjna sprzedaż obiektów oferowanych na aukcji podlega również WA-
RUNKOM SPRZEDAŻY AUKCYJNEJ oraz WARUNKOM POTWIERDZENIA AUTENTYCZ-
NOŚCI.

5. CENA NABYCIA I OPŁATA AUKCYJNA

1) Do kwoty wylicytowanej doliczana jest opłata aukcyjna oraz opłaty dodatkowe wyni-
kające z oznaczeń katalogowych obiektu. Opłata aukcyjna stanowi dodatkowe wyna-
grodzenie DESA Unicum z tytułu obsługi transakcji sprzedaży i wynosi 20 % końcowej 
ceny obiektu (kwoty wylicytowanej). Opłata aukcyjna obowiązuje również w sprzedaży 
poaukcyjnej.
2) Do kwoty wylicytowanej mogą zostać doliczone inne podatki i opłaty, jeśli w kata-
logu zaznaczone to zostało odpowiednimi oznaczeniami (patrz: paragraf 1 punkt 10 

„Przewodnika dla klienta”: „Legenda”).
3) Jeśli nie uzgodniono inaczej, kupujący jest zobowiązany uiścić należność w terminie 
7 dni od daty aukcji, niezależnie od uzyskania pozwolenia na eksport czy innych po-
zwoleń. Opłaty mają być uiszczone w polskich złotych gotówką, kartą lub przelewem 
bankowym:
a) DESA Unicum akceptuje płatność kartami płatniczymi MasterCard, VISA
b) DESA Unicum akceptuje płatność przelewem bankowym na konto mBank S.A..  
27 1140 2062 0000 2380 1100 1002, Swift: BREXPLPWWA3
W tytule przelewu proszę podać nazwę aukcji, datę aukcji oraz numer obiektu.
4) Własność zakupionego obiektu nie przejdzie na kupującego, dopóki DESA Unicum 
nie otrzyma pełnej ceny nabycia za obiekt opłaty aukcyjnej lub innych opłat, jeżeli 
odnoszą się do danego obiektu DESA Unicum nie jest zobowiązana do przekazania 
obiektu kupującemu do chwili przeniesienia własności obiektu na kupującego. Wcze-
śniejsze przekazanie obiektu kupującemu nie jest równoznaczne z przeniesieniem 
prawa własności obiektu na kupującego ani zwolnieniem z obowiązku zapłaty przez 
niego ceny nabycia.

6. ODBIÓR ZAKUPU

1) Odbiór wylicytowanych obiektów jest możliwy po dokonaniu wpłaty pełnej ceny na-
bycia oraz uregulowaniu innych płatności wobec DESA Unicum i spółek powiązanych. 
Jak tylko nabywca spełni wszystkie wymagania, powinien skontaktować się ze swoim 
doradcą klienta DESA Unicum lub z Biurem Obsługi Klienta pod numerem tel. 22 163 
66 00, aby umówić się na odbiór obiektu.
2) Kupujący powinien odebrać zakupiony obiekt w terminie 30 dni od daty aukcji. Po 
tym terminie DESA Unicum przesyła wszystkie wylicytowane obiekty do magazynu ze-

WARUNKI SPRZEDAŻY AUKCYJNEJ i WARUNKI POTWIERDZENIA AUTENTYCZNOŚCI przedstawione poniżej określają prawa i obowiązki licytujących i kupujących z jednej 
strony oraz Domu Aukcyjnego DESA Unicum i komitentów z drugiej. Wszyscy potencjalni kupujący na aukcji powinni dokładnie przeczytać WARUNKI SPRZEDAŻY AUKCYJNEJ 
i WARUNKI POTWIERDZENIA AUTENTYCZNOŚCI zanim przystąpią do licytacji.



WARUNKI POTWIERDZENIA AUTENTYCZNOŚCI
Przez autentyczność obiektu rozumiemy właściwe podanie autorstwa obiektu i prawi-
dłowe jego datowanie. DESA Unicum udziela gwarancji autentyczności obiektów za-
prezentowanych w tym katalogu na okres 5 lat od daty sprzedaży przez DESA Unicum 
z poniższymi zastrzeżeniami: 
1) DESA Unicum udziela gwarancji autentyczności obiektu jedynie bezpośredniemu 
nabywcy obiektu (konsumentowi). Powyższa gwarancja nie obejmuje: 
a) kolejnych właścicieli obiektu, włączając w to osoby, które nabyły od bezpośredniego 
nabywcy obiekt odpłatnie, w drodze darowizny lub dziedziczenia; 
b) obiektu, co do którego trwa spór o autorstwo; 
c) obiektu, którego autorstwo jest jedynie domniemane, co w katalogu i na certyfika-
cie oznaczone jest następującymi zapisami: brak dat życia po imieniu i nazwisku arty-
sty, nazwisko artysty poprzedzone jedynie inicjałem imienia, znak zapytania w nawiasie 
lub bez nawiasu („?” lub „(?)”) po nazwisku artysty, przed lub po imieniu i nazwisku 
artysty określenia: „przypisywany/e/a”, „Attributed” lub skrót „Attrib.”; 
d) obiektu powstałego w bliżej lub szerzej rozumianym kręgu oddziaływania stylu dane-
go artysty, co w katalogu i na certyfikacie oznaczone jest użyciem przed lub po imieniu 
i nazwisku artysty jednego z następujących określeń: „krąg”, „szkoła” bądź „naśladowca”; 

e) obiektu, którego określenie autorstwa było zgodne z ogólnie przyjętą opinią specja-
listów, uczonych i innych ekspertów; 
f) obiektu, w przypadku którego podana w katalogu roczna data powstania różni się od 
faktycznej o mniej niż 15 lat; 
g) obiektu, w przypadku którego w datowaniu pojawiło się prawidłowe określenie stu-
lecia, natomiast nieprawidłowe określenie części tego stulecia (połowy lub ćwierci); 
h) obiektów z XX w., XIX w. i starszych, w przypadku których faktycznie stwierdzone 
datowanie różni się w stosunku do podanego w katalogu „na korzyść” obiektu, tj. 
obiekt okazał się starszy, niż było to podane w opisie; 
i) obiektu, którego opis i datowanie zostały uznane za niedokładne przy użyciu metod 
naukowych lub testów, które nie były ogólnie przyjęte w czasie wydawania tego kata-
logu bądź w tamtym czasie były uznawane za nadmiernie kosztowne lub niewykonal-
ne, albo według wszelkiego prawdopodobieństwa mogłyby spowodować uszkodzenia 
lub utratę wartości obiektu. DESA Unicum zastrzega iż opis uzupełniający (pochodze-
nie, historia wystaw, literatura) został wykonany w dobrej wierze i błędy w tym zakresie 
nie mogą być podstawą do reklamacji. DESA Unicum zastrzega, sobie również 5% jako 
granicę błędu w przypadku podawania poszczególnych wymiarów obiektu.

wnętrznego, a kupujący obciążony zostanie kosztami transportu oraz magazynowania. 
Wielkość opłat będzie uzależniona od operatora magazynu oraz rodzaju i wielkości 
obiektu. Zaakceptowanie niniejszego regulaminu równoznaczne jest z zaakceptowa-
niem regulaminu spółki magazynowej. Po upływie 30 dni od daty aukcji na kupującego 
przechodzi ryzyko utraty i uszkodzenia nieodebranego obiektu, a także ciężary zwią-
zane z takim obiektem, w tym koszty jego ubezpieczenia. DESA Unicum odpowiada 
względem kupującego za szkody z tytułu straty lub uszkodzenia obiektu, jednak jedy-
nie do wysokości ceny nabycia obiektu.
3) Dla wygody kupującego DESA Unicum nieodpłatnie zapewnia podstawowe opako-
wanie obiektu umożliwiające jego odbiór osobisty. Na wyraźne życzenie kupującego 
DESA Unicum może pomóc w kontakcie z wyspecjalizowaną firmą zajmującą się pa-
kowaniem i wysyłką dzieł sztuki. Każde takie zlecenie odbywa się na odpowiedzialność 
klienta, DESA Unicum nie bierze odpowiedzialności za nieprawidłowe wykonanie usług 
przez przewoźników bądź inne osoby trzecie. Jeżeli klient sam wybierze firmę trans-
portową, jej przedstawiciel powinien skontaktować się z DESA Unicum telefonicznie 
przynajmniej 24 godziny przed planowanym odbiorem obiektu pod numerem tele-
fonu: 22 163 66 20.
4) DESA Unicum będzie wymagała okazania dowodu osobistego przed przekazaniem 
obiektu nabywcy bądź jego przedstawicielowi, który dodatkowo powinien posiadać 
pisemne upoważnienie od nabywcy.

7. BRAK PŁATNOŚCI

Bez uszczerbku dla innych praw sprzedający, w przypadku gdy nabywca nie uiści peł-
nej ceny nabycia za obiekt, opłaty aukcyjnej lub innych opłat, jeżeli odnoszą się do 
danego obiektu, w terminie 7 dni od daty aukcji, DESA Unicum może zastosować jeden 
lub kilka z poniższych środków prawnych: 
a) przechować obiekt w siedzibie DESA Unicum lub w innym miejscu na ryzyko i koszt 
klienta; 
b) odstąpić od sprzedaży obiektu, zatrzymując dotychczasowe opłaty na poczet po-
krycia szkód; 
c) odrzucić zlecenie nabywcy w przyszłości lub zrealizować takie zlecenie pod warun-
kiem uiszczenia kaucji; 
d) naliczać ustawowe odsetki za opóźnienie od dnia wymagalności płatności do dnia 
zapłaty pełnej ceny nabycia, opłaty aukcyjnej lub innych opłat, jeżeli odnoszą się do 
danego obiektu; 
e) wszcząć postępowanie sądowe przeciwko kupującemu w celu odzyskania zaległo-
ści; 
f) potrącić należności nabywcy względem Desa Unicum z wierzytelności wobec tego 
nabywcy wynikających z innych transakcji; 
g podjąć wszelkie inne działania odpowiednie do zaistniałych okoliczności.

8. DANE OSOBOWE KLIENTA

W związku ze świadczonymi usługami oraz wymogami prawnymi związanymi z prze-
prowadzeniem aukcji DESA Unicum może wymagać od klientów podania danych 
osobowych lub w niektórych przypadkach (np. w celu sprawdzenia wypłacalności, 
poświadczenia tożsamości klienta lub w celu uniknięcia fałszerstwa) pozyskać dane 
o kliencie od osób trzecich. DESA Unicum może również wykorzystać dane osobowe 
dostarczone przez klienta w celach marketingowych, dostarczając materiały o pro-
duktach, usługach bądź wydarzeniach organizowanych przez DESA Unicum oraz 
spółki powiązane. Zgadzając się na WARUNKI SPRZEDAŻY AUKCYJNEJ i podając dane 
osobowe, klienci zgadzają się, że DESA Unicum i spółki powiązane mogą wykorzystać 
te dane do ww. celów. Jeśli klient chciałby uzyskać więcej informacji o polityce pry-
watności, skorygować swoje dane lub zrezygnować z dalszej korespondencji marke-
tingowej, prosimy o kontakt pod numerem 22 163 67 00. 

9. OGRANICZENIE ODPOWIEDZIALNOŚCI

1) DESA Unicum wyłącza wszelkie gwarancje inne niż WARUNKI POTWIERDZENIA AU-
TENTYCZNOŚCI w najszerszym zakresie dopuszczonym prawem. 
2) Całkowita odpowiedzialność DESA Unicum będzie ograniczona wyłącznie do ceny 
nabycia zapłaconej przez kupującego. 
3) DESA Unicum nie jest odpowiedzialna za pomyłki słowne czy na piśmie w infor-
macjach podanych klientom oraz nie ponosi odpowiedzialności wobec żadnego li-
cytującego za błędy w trakcie prowadzonej aukcji lub popełnione w innym zakresie 
związanym ze sprzedażą obiektu.
4) DESA Unicum nie bierze odpowiedzialności wobec kupującego za szkody przewyż-
szające cenę nabycia, niezależnie czy taka szkoda jest charakteryzowana jako bez-
pośrednia, pośrednia, szczególna, przypadkowa czy następcza. DESA Unicum nie jest 
zobowiązana do zapłaty odsetek od ceny zakupu.
5) Żaden przepis w niniejszych WARUNKACH SPRZEDAŻY AUKCYJNEJ nie wyklucza 
lub nie ogranicza odpowiedzialności DESA Unicum wobec kupującego, wynikającej z 
jakiegokolwiek oszustwa bądź świadomego wprowadzenia w błąd, lub z winy umyślnej.

10. PRAWA AUTORSKIE

1) Sprzedający nie przekazują wraz z obiektem prawa autorskiego ani prawa do repro-
dukowania obiektu.
2) Prawa autorskie do wszystkich zdjęć, ilustracji i tekstów związanych z obiektem spo-
rządzonych przez lub dla DESA Unicum, włączając zawartość tego katalogu, stanowią 
własność DESA Unicum. Nie mogą być one wykorzystane przez kupującego ani inne 
osoby bez uprzedniej zgody pisemnej DESA Unicum.

11. POSTANOWIENIA OGÓLNE

1) Niniejsze WARUNKI SPRZEDAŻY AUKCYJNEJ wraz późniejszymi zmianami i uzupeł-
nieniami, o których mowa w paragrafie 1 powyżej, oraz WARUNKI POTWIERDZENIA 
AUTENTYCZNOŚCI wyczerpują całość praw i obowiązków pomiędzy stronami w od-
niesieniu do sprzedaży obiektu.
2) Wszelkie zawiadomienia powinny być kierowane na piśmie na adres DESA Unicum. 
Powiadomienia kierowane do klientów będą przesyłane na adres podany w ostatnim 
piśmie do DESA Unicum.
3) Jeśli jakiekolwiek z postanowień WARUNKÓW SPRZEDAŻY AUKCYJNEJ okazałoby 
się nieważne, bezskuteczne lub niemożliwe do zastosowania, pozostałe postanowie-
nia będą nadal obowiązywać. Brak działania lub opóźnienie w wykonywaniu praw wy-
nikających z WARUNKÓW SPRZEDAŻY AUKCYJNEJ nie oznacza zrzeczenia się praw 
lub zwolnienia z obowiązków ani nie uchyla obowiązywalności całości bądź części  
z postanowień WARUNKÓW SPRZEDAŻY AUKCYJNEJ.

12. PRAWO OBOWIĄZUJĄCE

Prawa i obowiązki stron wynikające z niniejszych WARUNKÓW SPRZEDAŻY AUKCYJNEJ 
oraz WARUNKÓW POTWIERDZENIA AUTENTYCZNOŚCI, przebieg aukcji i jakiekolwiek 
sprawy związane z powyższymi postanowieniami podlegają prawu polskiemu. DESA 
Unicum w szczególności zwraca uwagę na przepisy:
1) ustawy z dnia 23 lipca 2003 r. o ochronie zabytków i opiece nad zabytkami (Dz. U. Nr 
162 poz. 1568, z późn. zm.) – wywóz określonych obiektów poza granice kraju wymaga 
zgody odpowiednich władz,
2) ustawy z dnia 21 listopada 1996 r. o muzeach (Dz. U. z 1997 r. Nr 5, poz. 24, z późn. 
zm.) – muzea rejestrowane mają prawo pierwokupu zabytków bezpośrednio na aukcji 
za kwotę wylicytowaną powiększoną o opłatę aukcyjną.



Zlecenie licytacji z limitem lub licytacja telefoniczna to proste sposoby wzięcia udziału w aukcji, które 
nie skutkują żadnymi dodatkowymi kosztami dla Nabywcy.

  Zlecenie licytacji z limitem      Zlecenie telefoniczne

Zlecenie musi być dostarczone (osobiście, pocztą, faksem lub e-mailem) do siedziby domu 
aukcyjnego nie później niż 24 godziny przed rozpoczęciem licytacji, w  przypadku późniejszego 
dostarczenia nie gwarantujemy realizacji zlecenia, jednak dołożymy wszelkich starań, aby było to 
możliwe.

Prosimy czytelnie wypełnić formularz, by uniknąć ewentualnych pomyłek.

ZLECENIE L ICYTACJI 

Przed przyjęciem zlecenia licytacji pracownik domu aukcyjnego ma prawo prosić o podanie pełnych danych osobowych 
oraz o okazanie lub skopiowanie dokumentu potwierdzającego tożsamość osoby rejestrowanej (dowód osobisty, paszport, 
prawo jazdy; w przypadku zleceń przesyłanych e-mailem, pocztą lub faksem konieczne jest dołączenie kserokopii lub skanu 
takiego dokumentu). Dane są udostępniane dobrowolnie, jednak ich podanie jest warunkiem koniecznym do wzięcia udziału 
w licytacji.

 

Imię i nazwisko    

Dowód osobisty (seria i numer)          PESEL/NIP (dla firm) 

Adres: ulica         nr domu         nr mieszkania

Miasto                           Kod pocztowy

Adres e-mail 

Telefon / faks 

Skąd dowiedzieli się Państwo o DESA Unicum?

z prasy      z mailingu            z reklamy internetowej      z reklamy zewnętrznej    z radia

od rodziny/znajomych            z imiennego zaproszenia             inną drogą

Nr kat. Autor, tytuł
Maksymalna oferowana kwota 

(bez opłaty aukcyjnej)  
lub licytacja telefoniczna

Data i podpis klienta składającego zlecenie

DESA Unicum SA, ul. Piękna 1A, 00-477 Warszawa, tel. 22 163 66 00, faks 22 163 67 99, e-mail: biuro@desa.pl, www.desa.pl  
NIP: 5272644731 REGON: 142733824 Spółka zarejestrowana w Sądzie Rejonowym dla m.st. Warszawy XII Wydział 
Gospodarczy KRS0000718495.

Zlecenie licytacji z limitem
Podanie przez Klienta limitu licytacji jest informacją ściśle poufną. Dom 
aukcyjny będzie reprezentował w  licytacji Nabywcę do podanej kwoty, 
gwarantując jednocześnie nabycie obiektu za najniższą możliwą kwotę. 
Dom aukcyjny nie przyjmuje zleceń bez górnego limitu. W  przypadku 
zaistnienia kilku zleceń w  tej samej wysokości dom aukcyjny będzie 
reprezentował Klienta, którego zlecenie zostało złożone najwcześniej. 
Zgadzam się na jedno postąpienie w  górę w  przypadku wystąpienia 
innego zlecenia o tej samej wysokości:        

 Tak                Nie

Zlecenie telefoniczne 
W  przypadku zlecenia licytacji telefonicznej prosimy o  podanie numeru 
telefonu aktualnego w czasie aukcji. Pracownicy domu aukcyjnego połączą 
się z  Państwem chwilę przed rozpoczęciem licytacji wybranych obiektów. 
Przebieg rozmowy – licytacji telefonicznej może być rejestrowany przez DESA 
Unicum. Dom aukcyjny nie ponosi odpowiedzialności za brak możliwości 
wzięcia udziału w  wyniku problemów z  uzyskaniem połączenia z  podanym 
numerem. W przypadku problemów z uzyskaniem połączenia zgadzam się na 
licytację w moim imieniu za kwotę równą cenie wywoławczej:

 Tak                Nie

Numer telefonu do licytacji   

tel. 22 163 67 00, faks 22 163 67 99
e-mail: zlecenia@desa.pl

Należność za zakupiony obiekt 

  Wpłacę na konto bankowe mBank S.A.. 27 1140 2062 0000 2380 1100 1002, 

  Wpłacę w kasie firmy (pn.-pt. w godz. 11–19)

  Proszę o wystawienie faktury VAT bez podpisu odbiorcy

Ja niżej podpisany/-a oświadczam, że:

 Wyrażam zgodę na przetwarzanie moich danych osobowych w  celach 
marketingowych oraz w celu składania ofert, a w  szczególności w celu 
przesyłania na wskazane przeze mnie adresy korespondencyjne 
materiałów promocyjnych, informacji handlowych o obiektach i usługach 
świadczonych przez DESA Unicum.

  Wyrażam zgodę na używanie telekomunikacyjnych urządzeń 
końcowych w celu prowadzenia marketingu bezpośredniego przez 
DESA Unicum.

  Wyrażam zgodę na otrzymywanie od DESA Unicum informacji 
handlowej drogą elektroniczną.

  Wyrażam zgodę na przetwarzanie moich danych osobowych 
w celach marketingu produktów lub usług podmiotów powiązanych 
kapitałowo z DESA Unicum.

  Wyrażam zgodę na otrzymywanie od podmiotów powiązanych 
kapitałowo z DESA Unicum informacji handlowej drogą 
elektroniczną.

WYRAŻAJĄC ZGODĘ NA POWYŻSZE, OŚWIADCZAM, ŻE:
• Zgadzam się na przetwarzanie moich danych osobowych przez spółkę  

DESA Unicum S.A. z siedzibą w Warszawie, ul. Piękna 1A w celach powyżej 
przeze mnie określonych.

• Podanie danych jest dobrowolne. Podstawą przetwarzania danych 
jest moja zgoda. Odbiorcami danych mogą być Podmioty powiązane 
kapitałowo z  DESA Unicum oraz Podmioty świadczące usługi na rzecz 
DESA Unicum. Mam prawo wycofania zgody w  dowolnym momencie. 
Dane osobowe będą przetwarzane do odwołania zgody lub przez  
maksymalny okres 10 lat od dnia zakończenia wykonania umowy lub przez 
okres określony przez przepisy prawa, które nakładają na DESA Unicum 
obowiązek przetwarzania moich danych.

• Mam prawo żądania od administratora dostępu do moich danych 
osobowych, ich sprostowania, usunięcia lub ograniczenia przetwarzania, 
a także prawo wniesienia skargi do organu nadzorczego.

• Administratorem danych jest spółka DESA Unicum S.A. z  siedzibą 
w  Warszawie, z  którą w  sprawach dotyczących przetwarzania danych 
osobowych mogę się skontaktować, dzwoniąc pod numer telefonu 
+48 22 163 66 00 lub poprzez korespondencję elektroniczną na adres  
biuro@desa.pl.

• Bardziej szczegółowe informacje dotyczące przetwarzania moich danych 
mogę uzyskać na stronie internetowej www.desa.pl.

• Zapoznałem/-am się i akceptuję WARUNKI SPRZEDAŻY AUKCYJNEJ 
I WARUNKI AUTENTYCZNOŚCI domu aukcyjnego DESA Unicum 
opublikowane w katalogu aukcyjnym.

• Zobowiązuję się do zrealizowania zawartych transakcji zgodnie 
z  niniejszymi WARUNKAMI, w  tym do zapłacenia wylicytowanej kwoty 
powiększonej o opłatę aukcyjną oraz innych opłat, zgodnie z oznaczeniami 
w katalogu, w szczególności w przypadkach przewidzianych przepisami 
ustawy o  prawie autorskim i  prawach pokrewnych, wynagrodzenia 
z  tytułu odsprzedaży oryginalnych egzemplarzy utworu (tzw. droit de 
suite) w terminie 7 dni od daty aukcji.

• Wszelkie dane zawarte w  niniejszym formularzu są prawdziwe 
i  zgodne z  moją najlepszą wiedzą. W  przypadku zatajenia lub podania 
nieprawdziwych danych DESA Unicum nie ponosi odpowiedzialności.
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Zlecenie licytacji z limitem lub licytacja telefoniczna to proste sposoby wzięcia udziału w aukcji, które 
nie skutkują żadnymi dodatkowymi kosztami dla Nabywcy.

  Zlecenie licytacji z limitem     

Zlecenie musi być dostarczone (osobiście, pocztą, faksem lub e-mailem) do siedziby domu 
aukcyjnego nie później niż 24 godziny przed rozpoczęciem licytacji, w  przypadku późniejszego 
dostarczenia nie gwarantujemy realizacji zlecenia, jednak dołożymy wszelkich starań, aby było to 
możliwe.

Prosimy czytelnie wypełnić formularz, by uniknąć ewentualnych pomyłek.

ZLECENIE L ICYTACJI 

Przed przyjęciem zlecenia licytacji pracownik domu aukcyjnego ma prawo prosić o podanie pełnych danych osobowych 
oraz o okazanie lub skopiowanie dokumentu potwierdzającego tożsamość osoby rejestrowanej (dowód osobisty, paszport, 
prawo jazdy; w przypadku zleceń przesyłanych e-mailem, pocztą lub faksem konieczne jest dołączenie kserokopii lub skanu 
takiego dokumentu). Dane są udostępniane dobrowolnie, jednak ich podanie jest warunkiem koniecznym do wzięcia udziału 
w licytacji.

Skąd dowiedzieli się Państwo o DESA Unicum?

z prasy      z mailingu            z reklamy internetowej      z reklamy zewnętrznej    z radia

od rodziny/znajomych            z imiennego zaproszenia             inną drogą

Nr kat. Autor, tytuł
Maksymalna oferowana kwota 

(bez opłaty aukcyjnej)  
lub licytacja telefoniczna

Data i podpis klienta składającego zlecenie

DESA Unicum SA, ul. Piękna 1A, 00-477 Warszawa, tel. 22 163 66 00, faks 22 163 67 99, e-mail: biuro@desa.pl, www.desa.pl  
NIP: 5272644731 REGON: 142733824 Spółka zarejestrowana w Sądzie Rejonowym dla m.st. Warszawy XII Wydział 
Gospodarczy KRS0000718495.

Zlecenie licytacji z limitem
Podanie przez Klienta limitu licytacji jest informacją ściśle poufną. Dom 
aukcyjny będzie reprezentował w  licytacji Nabywcę do podanej kwoty, 
gwarantując jednocześnie nabycie obiektu za najniższą możliwą kwotę. 
Dom aukcyjny nie przyjmuje zleceń bez górnego limitu. W  przypadku 
zaistnienia kilku zleceń w  tej samej wysokości dom aukcyjny będzie 
reprezentował Klienta, którego zlecenie zostało złożone najwcześniej. 
Zgadzam się na jedno postąpienie w  górę w  przypadku wystąpienia 
innego zlecenia o tej samej wysokości:        

 Tak                Nie

Zlecenie telefoniczne 
W  przypadku zlecenia licytacji telefonicznej prosimy o  podanie numeru 
telefonu aktualnego w czasie aukcji. Pracownicy domu aukcyjnego połączą 
się z  Państwem chwilę przed rozpoczęciem licytacji wybranych obiektów. 
Przebieg rozmowy – licytacji telefonicznej może być rejestrowany przez DESA 
Unicum. Dom aukcyjny nie ponosi odpowiedzialności za brak możliwości 
wzięcia udziału w  wyniku problemów z  uzyskaniem połączenia z  podanym 
numerem. W przypadku problemów z uzyskaniem połączenia zgadzam się na 
licytację w moim imieniu za kwotę równą cenie wywoławczej:

 Tak                Nie

Numer telefonu do licytacji   

tel. 22 163 67 00, faks 22 163 67 99
e-mail: zlecenia@desa.pl

Należność za zakupiony obiekt 

  Wpłacę na konto bankowe mBank S.A.. 27 1140 2062 0000 2380 1100 1002, 

  Wpłacę w kasie firmy (pn.-pt. w godz. 11–19)

  Proszę o wystawienie faktury VAT bez podpisu odbiorcy

Ja niżej podpisany/-a oświadczam, że:

 Wyrażam zgodę na przetwarzanie moich danych osobowych w  celach 
marketingowych oraz w celu składania ofert, a w  szczególności w celu 
przesyłania na wskazane przeze mnie adresy korespondencyjne 
materiałów promocyjnych, informacji handlowych o obiektach i usługach 
świadczonych przez DESA Unicum.

  Wyrażam zgodę na używanie telekomunikacyjnych urządzeń 
końcowych w celu prowadzenia marketingu bezpośredniego przez 
DESA Unicum.

  Wyrażam zgodę na otrzymywanie od DESA Unicum informacji 
handlowej drogą elektroniczną.

  Wyrażam zgodę na przetwarzanie moich danych osobowych 
w celach marketingu produktów lub usług podmiotów powiązanych 
kapitałowo z DESA Unicum.

  Wyrażam zgodę na otrzymywanie od podmiotów powiązanych 
kapitałowo z DESA Unicum informacji handlowej drogą 
elektroniczną.

WYRAŻAJĄC ZGODĘ NA POWYŻSZE, OŚWIADCZAM, ŻE:
• Zgadzam się na przetwarzanie moich danych osobowych przez spółkę  

DESA Unicum S.A. z siedzibą w Warszawie, ul. Piękna 1A w celach powyżej 
przeze mnie określonych.

• Podanie danych jest dobrowolne. Podstawą przetwarzania danych 
jest moja zgoda. Odbiorcami danych mogą być Podmioty powiązane 
kapitałowo z  DESA Unicum oraz Podmioty świadczące usługi na rzecz 
DESA Unicum. Mam prawo wycofania zgody w  dowolnym momencie. 
Dane osobowe będą przetwarzane do odwołania zgody lub przez  
maksymalny okres 10 lat od dnia zakończenia wykonania umowy lub przez 
okres określony przez przepisy prawa, które nakładają na DESA Unicum 
obowiązek przetwarzania moich danych.

• Mam prawo żądania od administratora dostępu do moich danych 
osobowych, ich sprostowania, usunięcia lub ograniczenia przetwarzania, 
a także prawo wniesienia skargi do organu nadzorczego.

• Administratorem danych jest spółka DESA Unicum S.A. z  siedzibą 
w  Warszawie, z  którą w  sprawach dotyczących przetwarzania danych 
osobowych mogę się skontaktować, dzwoniąc pod numer telefonu 
+48 22 163 66 00 lub poprzez korespondencję elektroniczną na adres  
biuro@desa.pl.

• Bardziej szczegółowe informacje dotyczące przetwarzania moich danych 
mogę uzyskać na stronie internetowej www.desa.pl.

• Zapoznałem/-am się i akceptuję WARUNKI SPRZEDAŻY AUKCYJNEJ 
I WARUNKI AUTENTYCZNOŚCI domu aukcyjnego DESA Unicum 
opublikowane w katalogu aukcyjnym.

• Zobowiązuję się do zrealizowania zawartych transakcji zgodnie 
z  niniejszymi WARUNKAMI, w  tym do zapłacenia wylicytowanej kwoty 
powiększonej o opłatę aukcyjną oraz innych opłat, zgodnie z oznaczeniami 
w katalogu, w szczególności w przypadkach przewidzianych przepisami 
ustawy o  prawie autorskim i  prawach pokrewnych, wynagrodzenia 
z  tytułu odsprzedaży oryginalnych egzemplarzy utworu (tzw. droit de 
suite) w terminie 7 dni od daty aukcji.

• Wszelkie dane zawarte w  niniejszym formularzu są prawdziwe 
i  zgodne z  moją najlepszą wiedzą. W  przypadku zatajenia lub podania 
nieprawdziwych danych DESA Unicum nie ponosi odpowiedzialności.
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