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Impresjonizm  

Impresjonizm to kierunek sztuki nowoczesnej w drugiej połowie XIX wieku. Można go uznać za końcową fazę 
naturalizmu, ale też za początek nowego, subiektywnego widzenia świata, które zapoczątkowało przełom w sztuce. 
Świat jest takim, jakim go widzimy, rzeczywistość nie jest statyczna, liczy się ulotne, wrażeniowe, impresyjne 
chwytanie przemijających zjawisk. W 1874 roku odbyła się w Paryżu w atelier fotograficznym Nadara pierwsza 
wystawa impresjonistów. Zestaw dzieł obejmował 30 nazwisk. Na wystawie był obraz Claude Moneta pierwotnie 
zatytułowany "Marine" ("Morze"). Jeden z dziennikarzy przygotowujący katalog wystawy, spojrzawszy na obraz 
Moneta zwrócił uwagę, że prawie wszystkie wystawione obrazy mają podobne tytuły: "widok stąd", "widok stamtąd" 
malarz machnął ręką i rzekł: "Daj tytuł Wrażenie". Wrażenie - to po francusku impression (impresja). Ostatecznie 
obraz zawisnął na wystawie pod tytułem "Impresja - wschód słońca". Od tej chwili dla całego kierunku, który utrwalił 
się we Francji, a później przeniknął do innych krajów, przyjęto nazwę "impresjonizm". Impresjoniści zrywają z 
perspektywą linearną, z realistycznym iluzjonizmem, obserwują barwy widma słonecznego; zamiast mieszać barwy 
na palecie, układają je wprost na płótnie plamkami, aby w oku widza nastąpiło połączenie ich w szerokie, wibrujące 
płaszczyzny (dywizjonizm). 
 
DYWIZJONIZM - sposób malowania polegający na kładzeniu plamek kolorów zasadniczych na płótnie w takim 
sąsiedztwie, aby w efekcie powstał pożądany kolor, ale świetlisty i wibrujący. Stosowany przez impresjonistów 
poparty badaniami, z których wynikały reguły do dziś przydatne dotyczące kolorów dopełniających, sąsiedztwa i 
relacji barw. 
 
Grupa artystów oparła swą sztukę na zdobyczach naukowych optyki fizykalnej. Rozkład promienia światła na widmo 
barwne oraz teorie Chevreula kontrastu symultanicznego i barw komplementarnych. Zademonstrował on metodę 
tworzenia niezwykłych efektów optycznych przez zestawianie kolorów. Koło barwne Chevreula ukazuje to, że różnica 
między dwoma kolorami jest najbardziej widoczna wtedy, gdy kolory te umieszczone są blisko siebie. W połowie XIX 
wieku Eugene Chevreul zaprojektował takie koło, by precyzyjnie ukazać relacje zachodzące między barwami: te po 
niebieskiej stronie nazywane są barwami zimnymi i wydają się oddalać; te po stronie czerwonej są ciepłe i sprawiają 
wrażenie przybliżania się. Kolory dopełniające znajdują się po przeciwległych stronach koła. 
Koło barwne Chevreula. 
 

Malarstwo impresjonistyczne było zbieżne z rozwojem optyki i nauki o świetle w XIX wieku. Isaac Newton udowodnił w 1666 
roku, że białe światło można rozszczepić na wiele barw - kolory tęczy lub widma - za 
pomocą pryzmatu. Zidentyfikował te kolory jako czerwony, pomarańczowy, żółty, zielony, 
niebieski, indygo i fioletowy. Okazało się, że istnieją trzy barwy podstawowe: czerwony, 
żółty i niebieski, których odpowiednie mieszanie pozwala uzyskać pozostałe kolory. Barwy 
chromatyczne to barwy z rozszczepienia promienia światła białego, a barwy 
achromatyczne to biel, czerń, szarość.  
Impresjoniści używali barw chromatycznych i mawiali, że "w naturze nie ma bieli, ani 
czerni". Odrzucali farby "ziemne", ugry, sieny, umbry. Ich obrazy były bardzo jasne i 
intensywnie kolorowe. Pierwsi malowali kolor tak, jak go widzimy w plenerze, kiedy silne 
światło pochłania wyrazistość kształtu, kiedy cienie są błękitne, a nie czarne czy szare. 
Cienie i światła w plenerze, zarówno własne jak rzucone, transportowali na różnice 
temperaturowe barw z szeregu ciepłe -zimne. W tej nowej metodzie transpozycji świateł 
na tony ciepłe, a cieni na tony chłodne: fiolety, zielenie, błękity wzbudzali zgorszenie 

wśród oglądających obrazy. Te innowacje wprowadzane zgodnie z prawdą natury, zgodnie z tym co widzimy w danej chwili, 
rejestrujemy zjawiska optyczne, wrażenia świetlno - barwne. Kolor lokalny rzeczy, kolor "widzialny", ustępuje miejsca kolorowi 
wrażeniowemu, zależnemu od światła, od refleksu, od sąsiedztwa innych barw. Każda partia koloru lokalnego rozparcelowana 
jest na cząsteczki, na szereg drobnych plamek. Wszystkie te plamki maja wyraźne styczne, nie stapiają się nie zlewają, ale nadają 
powierzchni malarskiej szczególną żywość, tworzą specyficzną mikrostrukturę, nieco chropawą, z daleka dającą wrażenie 
świetlistości i wibracji. Malarze impresjoniści utrwalali na płótnie przelotne, chwilowe wrażenie światła i barwy w ich wzajemnej 
współzależności. Wykorzystali mieszanie optyczne barw. Polega ono na nakładaniu farby drobnymi punktami czystych kolorów 
na płótno - blisko siebie - tak, że z pewnej odległości ulegają w oku widza zlaniu w jedna plamę wypadkowego tonu. 
Impresjoniści byli pierwszymi artystami, którzy wyszli w plener z malarstwem olejnym. Obraz musiał być malowany bardzo 
szybko, w bezpośrednim kontakcie ze stale zmieniającą się naturą. Wyczulenie oka wyłącznie na aspekt barwy i światła 
doprowadziło do traktowania marginesowo sprawy kształtu, przestrzeni i bryły. Krawędzie przedmiotów są zatarte, często 
zlewają się ze sobą, przestrzeń jest spłycona, więcej jest "powietrza niż przestrzeni". 
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Jaki wpływ na charakter dzieła impresjonistycznego miały: 

Pędzle ze stalową oprawą  ............................................................................................................................ 

Aparat fotograficzny   ............................................................................................................................ 

Farby syntetyczne   ............................................................................................................... ............. 

Przenośne pudełka na farby i pędzle ............................................................................................................................ 

Sztuka Japonii   ......................................................................................................................................... 

............................................................................................................................. ...............................................................

............................................................................................................................. ...............................................................

........................................................................................................................................................................................... 

 

Édouard Manet (1832-1883) 

Édouard Manet urodził się w dobrze sytuowanej rodzinie. Jego ojciec Auguste Manet był szefem gabinetu 

Ministerstwa Sprawiedliwości i pochodził z rodziny o tradycjach urzędniczych. Matka Édouarda, Eugénie-Désirée 

Fournier pochodziła z arystokratycznej rodziny, a jej ojcem chrzestnym był król Szwecji i Norwegii, Karol XIV Jan. W 

rodzinnym domu Manetów mieszkali, na różnych piętrach, także inni członkowie rodziny, w tym brat Eugénie-

Désirée – Edmond-Édouard Fournier. To właśnie ukochany wujek, a zarazem ojciec chrzestny zaznajomił Édouarda ze 

sztuką. Młody Manet był słabym uczniem i zupełnie nie miał zapału do nauki, a gdy jako trzynastolatek zmuszony był 

powtarzać piątą klasę, wujek postanowił zainteresować znudzonego chłopca czymś innym. Wielokrotnie zabierał go 

na wycieczki do Luwru, a także zapisał na kurs rysunku. Był to strzał w dziesiątkę, choć wówczas jeszcze nikt nie miał 

o tym pojęcia. Niezadowolony z artystycznych zapędów swojej latorośli był jedynie Auguste. Już dawno wybrał drogę 

dla swoich trzech synów. Édouard i Eugène mieli związać swoje życie z sądownictwem, najmłodszy natomiast 

Gustave miał zostać lekarzem. Życie jednak nieco pokrzyżowało plany biednemu Augustowi i boleśnie z niego 

zakpiło! Kto by przypuszczał, że Eugène także zostanie malarzem, chociaż z pewnością nie tak dobrym i uznanym jak 

jego starszy o rok brat. Eugène na dobre wkroczył w artystyczne kręgi Paryża, żeniąc się ze słynną malarką-

impresjonistką Berthe Morisot. Swatką pary był sam Édouard, którego podobno z Berthe łączyło coś więcej niż tylko 

przyjacielska sympatia… Jedynie Gustave spełnił oczekiwania ojca zostając prawnikiem. W swoich młodzieńczych 

latach Édouard  nieustannie ucieka od ambicji ojca. W 1848 roku zapisuje się do Szkoły Morskiej i rozpoczyna roczną 

praktykę – wypływa statkiem do Rio de Janeiro. Auguste żywi nadzieje, że przez ten czas jego krnąbrny syn dojrzeje i 

podejmie naukę zakończoną uzyskaniem szanowanego zawodu, jednak nic z tego. Na morzu Édouard nie nabrał 

chęci do czytania książek i jedynym jego pragnieniem po powrocie było zostać malarzem. Auguste nie miał innego 

wyjścia, jak tylko odpuścić i pozwolić synowi na edukację artystyczną. W 1850 roku osiemnastoletni Manet 

rozpoczyna naukę w pracowni Thomasa Couture’a, uznanego malarza akademickiego. 

Dopiero studiując malarstwo Manet odkrywa w sobie prawdziwy zapał do pracy! Szybko także ujawnia się w nim 

artystyczny indywidualizm. Często kłóci się z Coutourem, który zwalcza realizm w sztuce, uznając jedynie 

idealizowane, akademickie kompozycje. „Kiedy wchodzę do pracowni, wydaje mi się, że wchodzę do grobu” – 

opowiadał zniechęcony Manet swojemu przyjacielowi Antoninowi Proustowi. Sztuka Maneta odarta jest z barokowej 

teatralności, pompatycznych gestów i podniosłych scen, tak właściwych romantycznemu akademizmowi. Dla niego 

liczy się (i liczyć będzie) tylko forma, kolor, światło i cień. Postaci na jego obrazach są jedynie przedmiotami na 

płótnie malarskim złożonymi  z płaszczyzn barwnych i światłocieniowych. Pracownię Couture’a opuści dopiero w 

1856 roku. Z tego okresu zachowało się niewiele obrazów Maneta. Historycy sztuki przypuszczają, że zniszczył je sam 

artysta, który pragnął uwolnić się od wpływów pierwszego nauczyciela. 

https://niezlasztuka.net/artysta/edouard-manet/
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W tym samym czasie, w którym zaczyna uczęszczać do pracowni Couture’a, Manet zakochuje się na poważnie. 

Wybranką serca malarza jest Suzanne Leenhoff, pianistka, starsza od niego o 2 lata. Poznali się dzięki Augustowi 

Manetowi, który zatrudnił dziewczynę jako nauczycielkę gry na fortepianie dwóch starszych synów. Przez kilkanaście 

lat Suzanne i Édouard żyli w nieformalnym związku, pobrali się dopiero w 1863 roku. Jednak już na początku ich 

romansu, w 1852 roku Suzanne urodziła dziecko, które nazwano Léon Édouard. Dlaczego jednak zarejestrowano 

chłopca pod zmyślonym nazwiskiem Koëlla? Manet nigdy nie uznał dziecka oficjalnie, nawet gdy Suzanne została 

jego żoną, chociaż była to praktyka rozpowszechniona wśród wielu znanych malarzy, takich jak Monet, Renoir, 

Cézanne czy Pissarro. Rodzina Suzanne starała się zatuszować sytuację, a Léon przez całe życie uchodził za 

najmłodszego brata swojej własnej matki. Dociekliwi badacze przypuszczają, że Suzanne przez jakiś czas była 

kochanką Auguste’a Maneta i to właśnie on, a nie Édouard, był ojcem Léona. Koniec końców romans z nauczycielką 

synów, w dodatku zwieńczony ciążą, byłby nie lada skandalem i z pewnością zrujnowałby reputację poważanego 

urzędnika Ministerstwa Sprawiedliwości… Ale być może ojcem był ktoś zupełnie inny? A być może to sama Suzanne 

nie pozwoliła uznać Édouardowi syna po ślubie, nie chcąc rozbudzać skandalu? Para nie miała innych dzieci, ale po 

śmierci Édouard zostawił cały swój majątek Léonowi.  

W latach 50. Manet dużo podróżuje. W 1853 roku odwiedza najważniejsze włoskie miasta: Rzym, Florencję i 

Wenecję. Po zakończeniu nauki u Couture’a zwiedza też inne europejskie miasta: jedzie do Hagi, Amsterdamu, 

Drezna, Pragi, Wiednia i Monachium. W 1859 roku Manet podejmuje pierwszą próbę zaprezentowania swojej 

twórczości szerszej publiczności. Wysyła swój obraz na Salon Paryski. W XIX wieku był on trampoliną do dalszej 

kariery dla wielu artystów. Salon był jednak kontrolowany przez Akademię, która promowała i doceniała jedynie 

obrazy spełniające narzucone przez nią standardy tematyczne i stylowe. Obrazy artystów nie spełniających tych 

wymagań były często odrzucane i tak też stało się z obrazem Maneta Pijący absynt (1859). 

Łowienie ryb, 1862 

Nawiązania do …………………………………………………………………………………………. 

…………………………………………………………………………………………………………………. 

 

Tytuły prac: ………………………………………………….. 

…………………………………………………………………….. 

Źródła inspiracji: ………………………………………….. 

…………………………………………………………………….. 

…………………………………………………………………….. 

 

Pijący absynt - praca została odrzucona ze względu na swoją „wulgarną” tematykę – główną postacią jest tu przecież 
osoba z marginesu społecznego. Jury nie odpowiadała także szkicowość obrazu i nieprecyzyjny rysunek. Na fali 
fascynacji kulturą hiszpańską Manet maluje obraz Gitarrero, do którego pozował mu andaluzyjski śpiewak Huerta. 
Artysta po raz kolejny próbuje swoich sił i wysyła obydwa obrazy na Salon, które o dziwo zostają przyjęte, a nawet 
zdobywają pozytywne recenzje. Zachęcony sukcesem tworzy kolejne dzieła inspirowane kulturą hiszpańską i w 1862 
roku otwiera swoją pracownię. Prawdziwe życie dla Maneta dopiero się rozpoczyna. 



Państwowe Liceum Sztuk Plastycznych im. Magdaleny Abakanowicz w Gdyni 

4 
 

Po pierwszym sukcesie Manet zaczyna wystawiać w galerii marszanda 

Martineta. To tam po raz pierwszy ukazany zostaje słynny obraz Koncert w 

ogrodzie Tuileries, na którym malarz sportretował członków swojej rodziny i 

przyjaciół. Krytycy wbijają Manetowi szpilę, twierdząc, że to co widzą na 

obrazie nie jest prawdziwym kolorem, lecz pomieszaniem barw i karykaturą 

koloru. Maneta jednak ciężko było zniechęcić, a jego największą ambicją 

było dostanie się na Salon po raz kolejny. Chyba nikt nie przewidywał, jak znaczący dla historii sztuki będzie Salon 

Paryski 1863 roku. 

Tytuł ………………………………………………………………………………………………………….. 

Źródło inspiracji ……………………………………………………………………………………………… 

Modelka ………………………………………………………………………………………………………….. 

Co było takiego oburzającego w Śniadaniu na trawie, skoro kilkanaście dni 

wcześniej na Salonie Paryskim triumfy święcił obraz Alexandre’a 

Cabanela Narodziny Wenus? Co sprawiło, że nagość greckiej bogini była do 

przyjęcia, ale nagość zwyczajnej Francuzki już nie? Proszę Państwa, chodziło o 

kontekst! Odbiorców drażniło to, że Manet ukazał w tej współczesnej i rodzajowej scenie nagie, zwyczajne kobiety 

obok ubranych, zwyczajnych mężczyzn. Nie zastosował się do zasad akademizmu, które nakazywały przedstawienie 

na obrazie jakiejś historii. Kto to słyszał, żeby nagość przedstawiać w ten sposób? Manet nie namalował przecież 

zmysłowej bogini Wenus czy znanej z mitologii historii Ledy, gdzie kobieca nagość byłaby w stu procentach 

usprawiedliwiona. Malarz odrzucił tradycję i odarł akt kobiecy z wcześniejszych znaczeń, czyniąc go zupełnie 

zwyczajnym, a przez to – erotycznym i seksualnym. Dla pruderyjnych Francuzów było to zbyt wiele! 

Obraz Maneta, choć wywołał skandal obyczajowy (lecz pod tym względem przebije go jeszcze Olimpia), szokował nie 

tylko tematyką, ale także formą artystyczną. Malarz malował alla prima, czyli bez podmalówki i rysunku, kładąc farbę 

bezpośrednio na płótnie, co było wówczas nie do pomyślenia i łamało wszelkie przyjęte zasady. Obrazowi zarzucono, 

że jest płaski, bryły nie są modelowane, a źródło światła na obrazie bliżej nieokreślone. Obraz budował Manet 

jedynie za pomocą plam barwnych, co było wbrew przyjętemu nauczaniu akademickiemu. Jednak to, co współcześni 

krytycy zarzucali Manetowi jako ogromne braki warsztatowe, stało się furtką do sztuki współczesnej, 

czyniąc Śniadanie na trawie pierwszym obrazem współczesnym. 

Tytuł ………………………………………………………………………………………………………….. 

Źródło inspiracji ……………………………………………………………………………………………… 

Modelka ………………………………………………………………………………………………………….. 

Wśród różnorakich porównań dominowały skojarzenia z… kostnicą. Victor de 

Jankovitz pisał, że „kolor gnijącego ciała przypomina horror kostnicy”. Geronte 

uważał, że Olimpia przypomina hotentocką Wenus6 i leży na łóżku „jak zwłoki na ladzie kostnicy”. Félix Deriège 

uznał, że „jej twarz jest głupia, a jej skóra trupia”.Jules Clarétie odszedł od trupiobladych przymiotników i porównał 

Olimpię do „odaliski z żółtym brzuchem”. Subtelnością wykazał się natomiast Amadée Cantaloube, pisząc, że to 

„rodzaj kobiecego goryla”  

https://niezlasztuka.net/o-sztuce/prawnik-zeglarz-malarz-edouard-manet-skandalista-ktorego-dziela-szokowaly-tlumy/#fn-44159-6
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Tytuł  ………………………………………………………………………………………………………………………. 

Émile Zola w młodości był przyjacielem Cézanne'a. Był też miłośnikiem malarstwa, 
szczególnie tego, którego nie akceptowała oficjalna krytyka. Wcześnie zwrócił uwagę na 
Maneta, gdyż uważał go za wielkiego artystę. W 1866 napisał artykuł chwalący malarza i 
opublikował go w La Revue du XXe siècle. Rok później znów wziął go w obronę przy okazji 
wystawy urządzonej przez Maneta. Zola twierdził, że malarz jest na tyle wybitny, iż jego 
obrazy znajdą się w Luwrze. Artykuł został opublikowany w formie broszury w niebieskiej 
okładce. Manet, chcąc wyrazić swą wdzięczność pisarzowi za pochwałę swej twórczości, 
zaproponował mu pozowanie do portretu. Zola pozował mu siedem lub osiem razy od 
listopada 1867 do lutego 1868. Obraz został wystawiony w Salonie w 1868 i, jak inne 

dzieła Maneta, od razu wzbudził falę krytyki. 
Elementy fascynacji Japonią …………………………………………………………………………………………………………………………………… 

Tytuł ………………………………………………………………………………………………………………………. 

Źródło inspiracji ………………………………………………………………………………………………………….. 

……………………………………………………………………………………………………………………………………… 

 

 

Berthe Morisot z bukietem fiołków, 1872 

Kim była modelka? …………………………………………………..………………. 

 

Balkon, 1868-69 

Osoby na obrazie to …………………………………………………..…………….. 

…………………………………………………………………………………………………. 

Obraz nawiązuje do dzieła F. Goi ……………………………………………. 

 
Lato 1874 roku Manet spędził u Claude’a 
Moneta w Argenteuil. Na własne oczy 
zobaczył i docenił technikę kolegi 
malującego en plein air. Dzięki tym 
wakacjom paleta Maneta znacznie się 
rozjaśniła, a on sam starał się stosować 
zdobycze impresjonizmu we własnej 
twórczości.  
 

   

https://pl.wikipedia.org/wiki/%C3%89mile_Zola
https://pl.wikipedia.org/wiki/Paul_C%C3%A9zanne
https://pl.wikipedia.org/wiki/1866
https://pl.wikipedia.org/wiki/Luwr
https://pl.wikipedia.org/wiki/1867
https://pl.wikipedia.org/wiki/Salon_(wystawa)
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Claude Monet (1840-1926) 

Claude Monet urodził się w 1840 roku w Paryżu, lecz dzieciństwo spędził w Hawrze, gdzie jego ojciec miał sklep 
korzenny. Już jako dziecko przejawiał wielki talent – pierwsze prace sprzedawał mając zaledwie czternaście lat. 
Malował karykatury, które sprzedawał za 20 franków, a jako szesnastolatek  brał udział w pierwszej  wystawie 
w Rouen. Niektóre jego wczesne prace zostały nawet  przyjęte na Salon. W tym czasie poznał Eugeniusza Boudina, 
artystę, który wprowadził Moneta w tajniki techniki olejnej oraz uczył go malowania en plein air (na wolnym 
powietrzu). Dzięki niemu młody Claude namalował pierwsze pejzaże. W wieku lat 16 Monet udał się do Paryża 
i dzięki ciotce Marie-Jeanne Lecadre, która pokrywała opłaty za naukę, uczył się w Académie Suisse. Tam poznał 
Pissarra. Często bywał  w restauracji Brasserie des Martyres, gdzie stołował się Gustave Courbet. W kawiarni 
Guerbois [wym. gerbuła] widywał Augusta Renoira, Alfreda Sisley'a i przede wszystkim Edouarda Maneta. 
 
Podaj tytuły prac: 
 

 
 
 

 
 
W 1870 roku, krótko po ślubie z Camille Doncieux, Monet, razem z Boudinem wyjechał do  Anglii, gdzie zafascynował 

się malarstwem Williama Turnera i Johna Constable’a, następnie udał się do Holandii.  W grudniu 1871 roku zakupił 

posiadłość i zamieszkał w Argenteuil. Właśnie tu skrystalizował się styl malarski Moneta. Coraz bardziej rozjaśniał 

paletę barwną, w jego obrazach widoczna była zależność koloru od światła. Swoje fascynacje wodą i odbijającym się 

w niej słońcem mógł realizować, malując na wodzie dzięki zakupionej łódce, z której uczynił własne atelier. 

 

W 1872 roku Monet namalował obraz, który wystawił dwa lata  później (1874) na pierwszej zbiorowej wystawie 

w pracowni fotografa Nadara, zorganizowanej przez młodych artystów odrzuconych przez Salon Paryski. Pejzaż 

ukazujący port w Hawrze o wschodzie słońca początkowo miał nosić tytuł Widok w Hawrze został określony przez 

krytyka Charlesa Leroya w czasopiśmie „Charivari” jako impresja. Od dzieła Moneta został zaczerpnięty 

termin impresjonizm. Sam artysta w liście napisanym przed śmiercią (1926) pisał: Zawsze nie cierpiałem wszelkich 

teorii. Moim celem było malowanie zawsze wprost z natury i starałem się oddać moje wrażenia odebrane od 

najbardziej ulotnych efektów, i trapi mnie, że dałem początek nazwy grupie, w której większość nie była wcale 

impresjonistami.  
Maria Rzepińska, HISTORIA KOLORU w dziejach malarstwa europejskiego, Wydawnictwo Literackie, Kraków 1983, s. 484 

 

https://epodreczniki.pl/a/obrazy-malowane-swiatlem-i-kolorem---tworczosc-cloudea-moneta/DKkVECJDB#DKkVECJDB_pl_main_concept_1
https://epodreczniki.pl/a/obrazy-malowane-swiatlem-i-kolorem---tworczosc-cloudea-moneta/DKkVECJDB#DKkVECJDB_pl_main_concept_2
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Podaj: 
tytuł – ........................................................................................................ 

imię i nazwisko autora – ........................................................................... 

nazwę stylu i wiek, w którym powstał obraz – ......................................... 

ośrodek artystyczny (miasto), z którym związany był autor – .................. 

najbardziej charakterystyczny środek formalny tego dzieła – .................. 

……………………………………………………………………………………………………………… 

 

Żaden chyba prąd malarski nie doczekał się tylu inwektyw, co 

impresjonizm. Był to pierwszy protest artystów przeciwko sztuce 

oficjalnej, ustalonej, a zarazem prąd, który stanowił ostatnie ogniwo długiej europejskiej tradycji malarstwa opartego 

na badaniu natury, na interpretacji jej fenomenów. Żadne inne malarstwo poza europejskim nie wprowadziło 

w orbitę swych poszukiwań problemu światła, cienia i przestrzeni opartej o obiektywną perspektywę. Wszystkie te 

problemy egzystują jeszcze w malarstwie impresjonistów, ale ujęte w sposób nowy i radykalny. Ta śmiałość 

interpretacji sprawia, że impresjonizm można istotnie nazwać „malarską rewolucją”, choć punkt wyjścia był taki sam 

jak w renesansie: badanie otaczającego nas widzialnego świata. Doniosłość kolorystycznej rewolucji impresjonistów 

można porównać tylko z doniosłością wprowadzenia perspektywy naukowej przez malarzy renesansu; Można się 

zastanowić nad faktem, dlaczego perspektywa renesansowa została przyjęta tak pozytywnie jako udoskonalenie 

i odkrycie naukowe, a odkrycie barw pleneru przez impresjonistów budziło tak gwałtowne sprzeciwy. Ale rozważania 

tych przyczyn zaprowadziłyby nas za daleko. Powtórzmy, że rewelacja i rewolucja impresjonistów dotyczyły przede 

wszystkim zjawisk świetlno-barwnych. Początkowo gwałtownie krytykowana, okazała się tak doniosła, że począwszy 

od impresjonizmu ideologie malarskie aż do połowy naszego wieku obracały się niemal wyłącznie wokół spekulacji 

kolorystycznych. Rozpoczęła się wielka emancypacja chromatyki, sukcesy koloru na skalę dotychczas nie spotykaną. 

Maria Rzepińska, HISTORIA KOLORU w dziejach malarstwa europejskiego, Wydawnictwo Literackie, Kraków 1983, s. 482 

W 1877 roku Monet osiedlił się w rejonie Nouvelle Athènes i poprosił o pozwolenie na malowanie dworca 
Saint-Lazare. Było to idealne miejsce dla artysty szukającego zmieniających się efektów światła, ruchu, chmur pary 
i motywu jak najbardziej nowoczesnego. Monet wykonał 12 obrazów dworca o różnych punktach widzenia. Niektóre 
z nich były zestawieniem plam o prawie abstrakcyjnej formie. Obraz przedstawia pociągi na dworcu i wznoszące się 
nad nimi obłoki pary. Kontrast między lekkością pary a masą maszyn, w połączeniu z atmosferą tajemniczości 
związaną z podróżami i ciągłym ruchem panującym na dworcu był tym, co w największym stopniu fascynowało 
twórców w tamtym czasie. 
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Cykl Stogi siana został zainspirowany fotografią 

Williama Foxa Talbota z 1839 

 

 

 

 

 

   

 

Rozpoznaj przedstawiony obraz: 

Podaj tytuł dzieła ...................................................................................... 

Wymień trzy cechy powyższego dzieła, które są charakterystyczne dla 

tego kierunku w sztuce. 

 

1. ............................................................................................................... 

2. ............................................................................................................... 

3. ............................................................................................................ ... 
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Wykonaj polecenia związane z obrazem: 

 

a) Podaj nazwisko twórcy dzieła. 

………………………………………………………………………………………………………………………………………………………………………… 

b) Podaj nazwę obiektu architektonicznego przedstawionego na obrazie. 

………………………………………………………………………………………………………………………………………………………………………… 

c) Opisz kompozycję obrazu. Wymień trzy jej cechy. 

…………………………………………………………………………………………………………………………………………………………………………

………………………………………………………………………………………………………………………………………………………………………… 

d) Opisz kolorystykę obrazu. Wymień cztery jej cechy. 

…………………………………………………………………………………………………………………………………………………………………………

 …………………………………………………………………………………………………………………………………………………………………………

………………………………………………………………………………………………………………………………………………………………………… 

e) Wymień dwie główne cechy wyrazu artystycznego / ekspresji. 

………………………………………………………………………………………………………………………………………………………………………… 

f) Określ najważniejszy środek ekspresji (wyrazu), jakim posłużył się twórca dzieła. 

………………………………………………………………………………………………………………………………………………………………………… 

g) Sformułuj wniosek końcowy dotyczący kwalifikacji stylowej dzieła. 

………………………………………………………………………………………………………………………………………………………………………… 
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Pierre-Auguste Renoir (1841-1919) 

Renoir urodził się w słynącym z produkcji porcelany Limoges i już w szkole wyróżniał się wyjątkowymi zdolnościami w 

śpiewie i rysowaniu. To właśnie w przy zdobieniu porcelany rozpocznie swoją pierwszą pracę jako nastolatek. W 

1862 roku Auguste zdał egzamin wstępny do École des Beaux-Arts, nie ukończył jednak pełnego kursu. Przeniósł się 

do prywatnego Atelier Gleyre prowadzonego przez szwajcarskiego malarza Charlesa Gleyre’a. W pracowni poznał 

Frédérica Bazille’a, Alfreda Sisleya i Claude Moneta. Nowe znajomości miały zdecydować o dalszym artystycznym 

rozwoju Renoira. Również metody nauczania Gleyre’a wpłynęły na przyszłych impresjonistów – ich nauczyciel nie 

tylko dbał o kultywowanie malarskich tradycji, ale uznawał i szanował również indywidualne zapędy swoich uczniów. 

Zachęcał ich do odwiedzania Luwru i wyjazdów za miasto, by jak najczęściej malowali w plenerze. 

Jednym z ulubionych miejsc Renoira było Chatou. Malarz mieszkał w Paryżu bardzo blisko dworca Saint-Lazare, z 

którego odjeżdżały pociągi do Bougival, Argenteuil czy właśnie Chatou – malowniczych miejscowości położonych nad 

Sekwaną. Chętnie spędzali tam czas przedstawiciele XIX-wiecznej burżuazji i bohemy. Renoir był malarzem, który swą 

karierę wiązał z Salonem, stąd wiele jego obrazów, szczególnie w pierwszej fazie malarstwa, oscylowało w tematach, 

które mógłby się przypodobać bardziej konserwatywnym jurorom. Jednak poszukiwania twórcze zbliżały go bardziej 

do impresjonistów, niż do tradycyjnych akademików. W 1869 r. wraz z Monetem tworząc w popularnym kurorcie 

nad Sekwaną wypracowali nową technikę malarską, polegającą na drobnych 

pociągnięciach pędzla. Nadało to malowanym postaciom pewną dynamikę, 

jednocześnie redukując ich zarys do minimum. Dzięki temu odbiorca ma przed 

oczami świetliste wrażenie danej sceny. Wielu krytyków sztuki uznaje La 

Grenouillère za pierwsze prace impresjonistyczne. Obaj eksperymentowali nie 

mieszając barw na palecie, jedynie umieszczając kolory podstawowe i ich 

dopełnienia prosto na płótnie. Będąc pod wpływem teorii rozszczepienia 

światła zaobserwowali, że efekt koloru nie jest niezmienny, lecz zależny od 

otaczających go barw.  

Tytuł pracy ……………………………………………………………………………………………… 

 
 
 
 
 

 

       

Bal w Moulin de la Galette jest podsumowaniem fascynacji Renoira impresjonizmem. Obraz jest dynamiczny, oddaje 

beztroski nastrój niedzielnego popołudnia – epizod z ówczesnej klasy średniej. To przykład użycia jasnych barw dla 

oddania radosnej atmosfery i ruchu. Pokazany na III wystawie impresjonistów w 1877 r. Wszystkie postacie 

pierwszego planu to przyjaciele Renoira.  

https://epodreczniki.pl/a/zmyslowosc-i-radosne-sceny-z-zycia---poszukiwania-tworcze-renoira/DWke6naYp#DWke6naYp_pl_main_concept_3
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Tytuł …………………………………………………………………………………………………………. 

Kim są bohaterowie obrazu? 

 
 
 
 

 

Tytuł pracy i czas powstania …………………………………………………………………………………. 
 
 
 
 
U Durand-Ruela została otwarta pewna wystawa, która chce uchodzić za wystawę malarstwa. 
(...) Pięciu czy sześciu obłąkańców, a wśród nich jedna kobieta ( Morisot), zaślepionych chęcią 
zdobycia sławy, przybyło na tę wystawę i wystawiło swoje dzieła. (...) Ci tak zwani artyści 
nazywają siebie ludźmi bezkompromisowymi lub impresjonistami. Biorą oni płótno, farbę i pędzel, 
kładą w sposób dowolny obok siebie kilka tonów i sugerują tym samym całą kompozycję. (...) 
Niech więc państwo spróbują wyjaśnić panu Renoir, że kobiece ciało nie jest kawałkiem gnijącego 
mięsa pokrytego zielonymi i fioletowymi plamami, znamionującymi stan całkowitego rozkładu". 

 

          

Parasolki, 1881-1886 w części uwidaczniają nowy sposób malowania Renoira spowodowany wyjazdem do Włoch 
w 1881 oraz studiowaniem dzieł Rafaela i innych artystów włoskiego renesansu. Zaznaczają się tutaj nowe 
poszukiwania malarskie oraz kryzys twórczy Renoira, którego wynikiem jest tzw. cierpka maniera polegająca na 
mocniejszym konturze, bardziej płaskiej plamie, kresce bardziej precyzyjnej i wyraźnej. Obraz ten łączy z prawej 
strony sposób malowania impresjonistyczny (suknie, twarze, kapelusze, dziewczynka) z nowym, cierpkim stylem bądź 
inaczej zwanym ingresowskim widocznym wyraźnie w postaci kobiety z lewej strony obrazu. Kolory stają się bardziej 
subtelne, a kompozycja bardziej wyważona i przemyślana. 
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Edgar Degas (1834-1917) 

Degas wywodził się z zamożnej rodziny – dziadek artysty założył w Neapolu bank, którego paryską filię prowadził jego 

ojciec. W 1853 r. rozpoczął studia prawnicze, które porzucił po zaledwie roku, by za zgodą ojca poświęcić się 

malarstwu. Uczył się początkowo w pracowni Louisa Lamothe’a, który z kolei był uczniem Ingresa. Dla Degasa nie 

było to z pewnością bez znaczenia, ponieważ Ingres należał do malarzy, których darzył największym uznaniem. Rada, 

której stary mistrz udzielił mu na początku kariery: „Niech pan rysuje linie… Dużo linii, z pamięci albo z natury”, miała 

stać się jego artystycznym credo na całe życie. 

Młody Degas z zapałem rysował, a także studiował dawne malarstwo, 

między innymi w czasie swoich podróży do Włoch w latach 1856-1860. Z 

Italii przywiózł zachwyt surowym malarstwem quattrocenta. Inspiracje 

Mantegną czy Giottem można będzie dostrzec nawet w kompozycjach 

tworzonych przez niego wiele lat później. Echa wszystkich artystycznych 

fascynacji widoczne są w wielkoformatowych obrazach historycznych, 

które Degas tworzył na początku lat 60. XIX w. Wybór tematyki był 

zapewne dość naturalny dla młodego malarza zapatrzonego w Ingresa i 

Delacroix. Co więcej malarstwo historyczne było cenione wyżej od innych 

tematów i stanowiło dobrą drogę do Salonu – oficjalnego przeglądu artystycznego, który był wówczas w zasadzie 

jedynym sposobem na publiczne zaistnienie. Do najciekawszych płócien Degasa z tego okresu należy 

kompozycja Dziewczęta spartańskie wyzywające chłopców do walki. Mieszczący się w ramach salonowej tradycji 

temat, stał się dla malarza pretekstem do studiowania aktu w różnych pozach. Jest to jeden z pierwszych przykładów 

jego zainteresowania tym zagadnieniem, które później wyrazi się licznymi przedstawieniami myjących się kobiet. 

     

Tytuł i czas powstania……………………………………………………………………………………………… 

Podczas pobytu we Florencji u swoich krewnych Bellellich, Degas zaczął malować 

ich rodzinny portret, który dokończył dopiero kilka lat później w Paryżu. Artysta, 

korzystając z tradycyjnych wzorców malarstwa portretowego, nie bał się 

zastosować niekonwencjonalnych rozwiązań kompozycyjnych, takich jak 

odwrócona tyłem sylwetka wuja. Ujęcia poszczególnych postaci, rozkład plam 

barwnych – wszystko zostało starannie rozplanowane, a namalowanie obrazu 

poprzedziła cała seria studiów przygotowawczych. Degas już wtedy był świetnym obserwatorem: choć portret 

pozbawiony jest jakiejkolwiek narracji, bez trudu odczytać możemy napięte stosunki panujące w rodzinie żyjącej na 

wygnaniu z powodów politycznych. 

Punktem zwrotnym na artystycznej drodze Degasa było poznanie Édouarda Maneta, z którym spotkał się 

przypadkiem w 1862 r. w Luwrze. Ich szorstka, pełna konfliktów przyjaźń miała przetrwać wiele lat. Manet, który rok 

później zaszokował publiczność swoimi dziełami: Śniadaniem na trawie i Olimpią, z pewnością wpłynął na zmianę 

twórczych zainteresowań Degasa i jego odejście od tematyki historycznej. 

https://niezlasztuka.net/o-sztuce/edouard-manet-sniadanie-na-trawie/
https://niezlasztuka.net/o-sztuce/edouard-manet-olimpia/
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W 1870 wybuchła wojna francusko-pruska. Degas wstąpił do piechoty, skąd przeniesiono go do artylerii, gdy okazało 

się, że w zasadzie nie widzi na prawe oko. Od tego czasu coraz poważniej obawiał się całkowitej ślepoty i związanej z 

nią utraty możliwości tworzenia. Być może właśnie nieustanny lęk i stopniowe pogarszanie się wzroku wpłynęły na 

jego maniakalny wręcz zapał do pracy. Po wojnie artyści przenieśli swoje dyskusje do Café de la Nouvelle Athènes na 

Placu Pigalle. To tam zrodziła się idea stworzenia „kooperatywy”, która mogłaby prowadzić niezależną działalność 

wystawową – w alternatywie dla Salonów, na które młodzi, nowocześni malarze rzadko się dostawali. Degas, w 

przeciwieństwie do Maneta, był wielkim zwolennikiem tego pomysłu i z zapałem włączył się w prace. W rezultacie 15 

kwietnia 1874 r. w pracowni fotografa Nadara otwarto słynną wystawę, która przeszła do historii jako pierwsza 

prezentacja nowego malarstwa, nazwanego wkrótce impresjonizmem. Degas wystawił na niej 10 swoich prac, wśród 

nich obrazy prezentujące praczki, tancerki, sceny kąpieli i wyścigi konne8. 

 

       

Tytuł i czas powstania ……………………………………………………………………………………………… 

Opis i interpretacja ……………………………………………………………………………………………… 

………………………………………………………………………………………………………………………………… 

………………………………………………………………………………………………………………………………… 

………………………………………………………………………………………………………………………………… 

………………………………………………………………………………………………………………………………… 

………………………………………………………………………………………………………………………………… 

Ten repertuar tematów, ukształtowany w dużej mierze już w latach 60., miał towarzyszyć Degasowi do końca życia. 

Artysta powracał do tych samych motywów wielokrotnie, rozwijając interesujące go zagadnienia wizualne. Rzadko 

zresztą uznawał swoje obrazy za gotowe – najchętniej przerabiał je w nieskończoność, nawet po latach. Przysparzało 

to wielu kłopotów w przypadku zamówień. Jedną z ofiar nadmiernego perfekcjonizmu malarza stał się jego przyjaciel 

Henri Rouart, a raczej pastel Degasa, który wisiał w jego domu. Podczas każdej z wizyt u przyjaciela niezadowolony z 

wyglądu dzieła artysta zadręczał gospodarza prośbami o wypożyczenie go w celu naniesienia poprawek. Gdy 

wreszcie uzyskał zgodę, ostatecznie zniszczył obraz. Rouart w ramach rekompensaty otrzymał inną pracę i, obawiając 

się o jej losy, zaczął wmawiać Degasowi, że jest przymocowana do ściany na stałe bez możliwości zdjęcia. Tematyka 

preferowana przez Degasa znacząco odbiegała od tego, co prezentowali jego koledzy z grupy. Choć często nazywany 

jest impresjonistą, to z tym kierunkiem w sztuce łączyły go raczej więzy towarzyskie niż artystyczne. Przede 

wszystkim niechętnie malował w plenerze, po części dlatego, że cierpiał na światłowstręt. Poza niezbyt licznymi 

pejzażami (które i tak wykonywał w pracowni), w zasadzie jedynymi w jego dorobku scenami rozgrywającymi się na 

zewnątrz są wyścigi konne. Temat zainteresował Degasa podczas pobytów w normandzkiej posiadłości Paula 

Valpinçona, nieopodal której znajdował się słynny hipodrom w Argentan. 

https://niezlasztuka.net/o-sztuce/edgar-degas-arystokrata-wsrod-paryskiej-bohemy/?gclid=EAIaIQobChMI5rq0pZTS6gIVk6kYCh3sFw42EAAYASAAEgKXyvD_BwE#fn-43852-8


Państwowe Liceum Sztuk Plastycznych im. Magdaleny Abakanowicz w Gdyni 

14 
 

Tytuł i czas powstania……………………………………………………………………………………………… 

Opis i interpretacja ……………………………………………………………………………………………… 

………………………………………………………………………………………………………………………………… 

………………………………………………………………………………………………………………………………… 

………………………………………………………………………………………………………………………………… 

Tytuł i czas powstania ……………………………………………………………………………………………… 

Opis i interpretacja ……………………………………………………………………………………………… 

………………………………………………………………………………………………………………………………………. 

………………………………………………………………………………………………………………………………………. 

………………………………………………………………………………………………………………………………………. 

………………………………………………………………………………………………………………………………………. 

………………………………………………………………………………………………………………………………………. 

Place de la Concorde, 1875 

Opisz krótko kompozycję obrazu 

……………………………………………………………………………………………………………… 

……………………………………………………………………………………………………………… 

…………………………………………………………………………………………………………….. 

……………………………………………………………………………………………………………… 

Tytuł pracy ………………………………………………………………………………………………………………………………….. 

Materiał ………………………………………………………………………………………………………………………………….. 

Owocem obserwacji prowadzonych za kulisami była także rzeźba Czternastoletnia tancerka, nad 

którą Degas pracował w latach 1879-1881. Swoją modelkę, Marie van Goethem, najpierw 

szkicował nago i w ubraniu, dokumentując jej pozę z różnych punktów widzenia. Następnie 

wykonał woskową figurę (po śmierci artysty powstało 28 brązowych odlewów), której założył 

prawdziwe ubranie i doczepił prawdziwe włosy związane wstążką. Rzeźba, będąca zupełnie 

nowym wyrazem naturalizmu w sztuce, wywołała poruszenie wśród publiczności szóstej wystawy 

impresjonistów w 1881 r. 

 

Wyjaśnij pojęcie: 

Pastel ………………………………………………………………………………………………………………………………………………………………………… 

……………………………………………………………………………………………………………………………………………………………………………………

…………………………………………………………………………………………………………………………………………………………………………………… 
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Alfred Sisley (1839-1899) 

……………………………………………………………………………………………………………………………………………………………………………………

……………………………………………………………………………………………………………………………………………………………………………………

…………………………………………………………………………………………………………………………………………………………………………………… 

    

 

Camille Pissarro (1830-1903) 

……………………………………………………………………………………………………………………………………………………………………………………

……………………………………………………………………………………………………………………………………………………………………………………

…………………………………………………………………………………………………………………………………………………………………………………… 

      

 

Mary Cassatt (1844-1926) 

……………………………………………………………………………………………………………………………………………………………………………………

……………………………………………………………………………………………………………………………………………………………………………………

…………………………………………………………………………………………………………………………………………………………………………………… 
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Berthe Morisot (1841-1895) 

Urodziła się w zamożnej rodzinie urzędniczej. Jej matka była krewną Jeana-Honore Fragonarda. Rodzina obracała się 
w kręgach ówczesnej elity artystycznej. Ponieważ rodzina Berthe bardzo dbała o dostęp dla kobiet do nauki, toteż w 
1857 roku ta rozpoczęła wraz ze swoimi starszymi siostrami: Edmą oraz Ives lekcje malarstwa. Jej nauczycielem był 
m.in. Camille Corot i Édouard Manet. 
Oprócz pejzaży Morisot szczególnie upodobała sobie malowanie kobiet, które podglądała podczas ich codziennych 
czynności, a za modeli obiera najbliższe sobie osoby np. siostrę Edmę wraz z jej córką Blanche. Tematyka rodzinna 
będzie stale towarzyszyła jej obrazom, a kobiety staną się ich głównymi ich bohaterkami. Będzie je malować jeszcze 
wielokrotnie, będą one reprezentować zamożną klasę społeczną. 
W 1874 ku zaskoczeniu przyjaciół i rodziny, wychodzi za mąż za Eugene’a Maneta –  brata Édouard’a. W tym czasie 
również zawiązała się grupa malarzy impresjonistów. Twórczość grupy wzbudzała kontrowersje, mówiono o niej, że 
malarze „nabijają pistolety farbami i strzelają na płótno”, bądź, że „ malują szpachlą i miotłą na przemian”. Również 
dziennikarze nie szczędzili słów krytyki, a mimo to Berthe zebrała pozytywne opinie. Jedną z nich napisał Albert 
Wolff, stwierdzając, że: „ u niej wdzięk niewieści uchował się pośród ekscesów chorego umysłu”.  
Większość prac malarki nie opowiada konkretnej historii. Morisot nie miała bowiem ambicji pokazywać wzniosłych 
tematów czy pięknych gestów, malowała za to z charakterystycznym dla siebie wdziękiem i profesjonalną precyzją. 
Berthe umiera w wieku 54 lat na skutek grypy.  
 

       

 

Gustave Caillebotte (1848-1894) 

……………………………………………………………………………………………………………………………………………………………………………………

……………………………………………………………………………………………………………………………………………………………………………………

……………………………………………………………………………………………………………………………………………………………………………………

……………………………………………………………………………………………………………………………………………………………………………………

…………………………………………………………………………………………………………………………………………………………………………………… 
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James McNeill Whistler (1834-1903) 

Whistler urodził się w USA jako syn inżyniera kolei żelaznych oraz prostej prowincjuszki. Całe swoje dzieciństwo 
spędził podróżując po Stanach Zjednoczonych z rodzicami i rodzeństwem, aż w końcu w 1843 roku rodzina osiadła 
w Rosji, gdzie James otrzymał solidne wykształcenie, w tym także plastyczne. Po śmierci ojca i powrocie do Ameryki 
w roku 1855 James postanawia wyjechać do Paryża i tam uczyć się malarstwa. Paryż jest wówczas „stolicą sztuki”, 
miejscem narodzin impresjonizmu, następnie nurtów postimpresjonistycznych, a także terytorium rozwoju realizmu 
i secesji. Wszystkie te tendencje, które wiele czerpały również ze sztuki japońskiej zakiełkują w twórczości Whistlera 
po jego przeprowadzce do Londynu. 
W Londynie artysta uchodzi za dandysa – prowokacyjnego impertynenta, którego wyrafinowanie estetyczne 
odbierane jest jako gra pozorów i powierzchowność. W latach siedemdziesiątych XIX wieku współpracował 
z Bractwem Prerafaelitów i ich wpływy będą dostrzegalne szczególnie w jego późniejszych kobiecych portretach. 
Rok 1874 przyniósł jego pierwszą samodzielną wystawę prac i wydarzenie to było przełomowym w jego karierze. Od 
tego momentu pomnożyły się zaszczyty, przydzielane były mu nagrody, spływały do niego kolejne zamówienia. 
Tendencja ta potrwała do końca życia artysty – James McNeill Whistler umiera w Londynie w 1903 roku jako artysta 
znany i szanowany. 
Whistler sam zwykł mawiać, że natura zawiera elementy, kolory i kształty wszystkich obrazów, tak jak klawiatura 
zawiera nuty całej muzyki. Ta zasada analogii dwóch artystycznych światów- świata muzycznego i malarskiego, jest 
obecna w twórczości artysty i na niej zasadza się jej wyjątkowość. Whistler od pewnego momentu, a szczegółowiej 
od roku 1872, tytułuje swoje prace terminami zaczerpniętymi z teorii muzyki stąd w jego oeuvre odnajdujemy 
liczne Symfonie…, Harmonie czy Nokturny… 
 

Nokturny Whistlera to nocne pejzaże zbliżające się w wymowie niemal do abstrakcji, a przywodzące na myśl 
muzyczne utwory inspirowane spokojnym i nastrojowym klimatem nocy. Do historii przeszły słowa artysty, który 
twierdził, że kiedy gaśnie światło, cienie stają się wyraziste, zbędne szczegóły znikają; znika banalność i widzę rzeczy 
takimi jakimi są. Stosował on w swoich nokturnach specyficzną technikę, która polegała na tym, że mocno 
rozrzedzoną farbę w niewielkich ilościach nakładał na płótno tak żeby ta wsiąkając w płótno stwarzała efekt 
wcieranego koloru, który współgrał z fakturą podkładu. W Harmoniach natomiast chodziło mu o to, by bogactwo 
odcieni stosowanych w danym obrazie było prawdziwą „melodią” dla oczu. 
 

Na czym polegał spór artysty z Johnem Ruskinem związany z obrazem Nokturn w czerni i 

złocie – spadająca raca? 

............................................................................................................................. ................... 

………………………………………………………………………………………………………………………………………….. 

…………………………………………………………………………………………………………………………………………. 

…………………………………………………………………………………………………………………………………………. 

Symfonia w bieli, 1862-67 

Informacje o modelce: ……………………………. 

………………………………………………………………… 

………………………………………………………………… 

………………………………………………………………… 

https://epodreczniki.pl/a/nocne-pejzaze-i-muzyczne-rejestracje-w-malarstwie-jamesa-mcneila-whistlera/DhsBQ9Tep#DhsBQ9Tep_pl_main_concept_1
https://epodreczniki.pl/a/nocne-pejzaze-i-muzyczne-rejestracje-w-malarstwie-jamesa-mcneila-whistlera/DhsBQ9Tep#DhsBQ9Tep_pl_main_concept_2
https://epodreczniki.pl/a/nocne-pejzaze-i-muzyczne-rejestracje-w-malarstwie-jamesa-mcneila-whistlera/DhsBQ9Tep#DhsBQ9Tep_pl_main_concept_4
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Pawia sala – Nokturn w błękicie i złocie. Zleceniodawca 

– Frederick Leyland był ………………………………………………. 

Sala została przeniesiona do 

…………………………………………………………………………………… 

…………………………………………………………………………………… 

Gesamtkunstwerk polega tu na syntezie 

………………………………………………………………………………….. 

…………………………………………………………………………………… 

 

 

 

PRACA DOMOWA: 

 

Uzupełnij zdania. 

W roku 1874, w paryskim atelier fotografa Nadara, wystawili swe obrazy młodzi malarze, których od tego momentu 

zaczęto nazywać ...................................................................... . Dzieło, od którego została utworzona nazwa tego 

kierunku nosi tytuł .................................................. - ..................................................................., a jego autorem jest 

....................................................................................... .  

 

Do jakich dzieł nawiązują ilustracje? Wskaż tytuły prac i nazwiska autorów pierwowzorów. 
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Przyjrzyj się poniższym reprodukcjom. 
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Neoimpresjonizm 1880-1890 

12 lat po pierwszej wystawie impresjonistów w atelier fotografa Nadara, gdzie po raz pierwszy wyraźnie 

zamanifestowana została odrębność tej grupy artystów, impresjonizm rozumiany jako kierunek w sztuce zaczął 

wygasać. Ostatnia wspólna wystawa impresjonistów odbyła się w 1886 roku i świadczyła o przeżywaniu się tego 

kierunku. Brakowało na niej wielu nazwisk: Manet nie żył, Renoir wystawiał na oficjalnych Salonach. Znalazły się na 

niej jednak również obrazy, które świadczyły o poszukiwaniach dróg wiodących poza impresjonizm, otwierające 

zupełnie nowe perspektywy w sztuce. 

Jedną z tych tendencji był neoimpresjonizm, który do zdobyczy impresjonizmu próbował podejść w sposób naukowy. 

Obserwując naturę impresjoniści zauważyli, że oświetlenie przedmiotów i postaci nie jest jednolite: światło łamie się, 

rozprasza, refleksy świetlne ciągle się zmieniają. Podejście impresjonistów opierało się jednak na wrażeniu i intuicji. 

Malarze (…), których ściślej określałaby nazwa chromoluminarystów, przyjęli nazwę neoimpresjonistów nie po to, aby 

ułatwić sobie sukces (…), ale dlatego aby oddać hołd swoim poprzednikom i wskazać, ukryty pod odmiennością metod 

malarskich wspólny cel: światło i kolor. W tym sensie należy rozumieć nazwę neoimpresjonistów, ponieważ technika 

stosowana przez tę grupę nie ma nic wspólnego z : o ile źródłem techniki malarskiej ich poprzedników jest instynkt, 

o tyle źródłem techniki nowej grupy jest refleksja i poszukiwanie efektów trwania. 

Paul Signac 

Młody, zdolny malarz Georges Seurat postanowił ową improwizację zastąpić metodycznym postępowaniem, 

opartym na naukowych zdobyczach optyki, analizie światła i koloru oraz na fizjologii i psychologii widzenia. 

 

Technika, jaką Georges Seurat zastosował po raz pierwszy malując obraz Niedzielne 

popołudnie na wyspie Grande Jatte nazwana została od francuskiego słowa 

pointillisme techniką pointylistyczną (lub puentylistyczną). Polegała ona na nakładaniu 

na podłoże farb drobnymi plamami czystych barw. W ten sposób rozdzielano barwy 

mieszane na ich części składowe. Chociaż więc cechą charakterystyczną tej techniki jest 

punktowanie, bądź kreskowanie, należy pamiętać, że u jej podstaw leży nawiązująca do 

teorii optycznych, teoria malarska zwana dywizjonizmem, zakładająca rozbicie kolorów 

na elementarne komponenty, jakimi są barwy widma słonecznego 

Doktrynę kierunku sformułowano dopiero po śmieci Georgesa Seurata. Dokonał tego Paul Signac, naśladowca 

i kontynuator Seurata, w broszurze Od Eugeniusza Delacroix do neoimpresjonizmu, opublikowanej w 1899 roku. 

Podkreślono tam między innymi, że o ile źródłem techniki malarskiej impresjonistów był instynkt, o tyle źródłem 

techniki neoimpresjonistów jest refleksja i poszukiwanie stałości. Doktryna mówiła też o tym, że neoimpresjoniści 

używać mogą tylko czystych barw. Odrzuca się jakiekolwiek mieszanie barw na palecie, z wyjątkiem sąsiadujących ze 

sobą w kręgu pryzmatycznym (tzn. żółta z pomarańczową, pomarańczowa z czerwoną, itd…). Wyeliminowane zostają 

też wszelkie barwy złamane i osiągnięty zostaje, dzięki mieszaniu optycznemu czystych elementów barwy, efekt 

świetlistości. 

Neoimpresjonista, idąc za radą Delacroix, nie zacznie malować obrazu, nie ustaliwszy uprzednio jego kompozycji. 

Kierując się tradycją i wiedzą, zharmonizuje on kompozycję ze swoją koncepcją, tzn. przystosuje linie (kierunki, kąty), 

światło i cień (tony), barwy (odcienie) do nastroju, jaki zechce wydobyć. Dla uzyskania wrażenia spokoju główne 

akcenty liniowe będą poziome, dla radości – wznoszące się, opadające dla smutku. Wszystkie kierunki pośrednie 

służyć będą przedstawieniu wszelkich innych doznań w ich nieskończonej różnorodności. Z tą grą linii wiąże się gra 

barw. 

 

 

https://epodreczniki.pl/a/pointylistyczna-technika-neoimpresjonistow-tworczosc-georgesa-seurata/DND7ZphnT#DND7ZphnT_pl_main_concept_1
https://epodreczniki.pl/a/pointylistyczna-technika-neoimpresjonistow-tworczosc-georgesa-seurata/DND7ZphnT#DND7ZphnT_pl_main_concept_2
https://epodreczniki.pl/a/pointylistyczna-technika-neoimpresjonistow-tworczosc-georgesa-seurata/DND7ZphnT#DND7ZphnT_pl_main_concept_3
https://epodreczniki.pl/a/pointylistyczna-technika-neoimpresjonistow-tworczosc-georgesa-seurata/DND7ZphnT#DND7ZphnT_pl_main_concept_4
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Georges Seurat [żorż serat] (1859-1891) 

……………………………………………………………………………………………………………………………………………………………………………………

……………………………………………………………………………………………………………………………………………………………………………………

…………………………………………………………………………………………………………………………………………………………………………………… 

  

Źródła inspiracji artysty: Piero della Francesca, Poussin, Chavannes: 

     

      

1. Wpisz w wyznaczone miejsca: 
 
a) nazwę kierunku, z którym wiąże się twórczość tego artysty   ……………………………………………………….. 

b) nazwę nowatorskiej techniki plastycznej, którą w tym dziele zastosowano ……………………………………………………….. 

2. Wybierz i zaznacz właściwy opis zastosowanej techniki. 

A. Technika malarska polegająca na kładzeniu obok siebie regularnych plamek czystego koloru. 
B. Technika malarstwa ściennego, polegająca na pokryciu muru kilkoma warstwami barwnego tynku i na 
częściowym zeskrobywaniu wilgotnych warstw górnych za pomocą ostrych narzędzi. 
C. Technika rysunkowa polegająca na pocieraniu grafitem kartki papieru położonej na fakturalnie 
ukształtowanych powierzchniach różnych materiałów, takich jak drewno czy kamień. 
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Niedzielne popołudnie na wyspie Grande-Jatte, obraz Georga Seurata, po raz pierwszy został wyeksponowany w 

1886 roku podczas ósmej, ostatniej wystawy impresjonistów. Spotkał się wtedy z dużą krytyką, a nowatorski, 

opracowany przez artystę sposób malowania nie został pozytywnie oceniony. Francuski krytyk sztuki, Félix Fénéon 

tak opisał i zanalizował pointylistyczną technikę: Jeżeli przypatrzymy się tu jednemu decymetrowi kwadratowemu, 

pokrytemu jednolitym tonem, odnajdziemy na każdym centymetrze tej powierzchni w wirującej masie drobnych 

cząstek wszystkie elementy składowe tonu. Trawnik w cieniu: dotknięcia pędzla oddają w większości kolor lokalny 

trawy, inne purpurowe, wprowadzają działanie dopełniającego koloru zieleni; jakiś cyjanowy błękit wywołany 

bliskością powierzchni trawy w słońcu zbiera swoje drobne rozsiania przy linii demarkacyjnej i stopniowo dalej je 

przerzedza. W tworzeniu się tej powierzchni współdziałają tylko dwa rodzaje zieleni i słoneczny oranż, jako że 

wszystkie reakcje zamierają przy tak gwałtownym szturmie światła. (...) owe kolory odosobnione na płótnie łączą się 

na siatkówce: osiąga się zatem nie melanż barw-surowców (pigmentów) ale melanż świateł [...] kompletny i 

systematyczny wzór tego nowego malarstwa przedstawił Georges Seurat (…) George Seurat pomimo tego, że żył 

bardzo krótko, bo tylko 31 lat, stworzył malarstwo podporządkowane regułom i zasadom. Niektórzy uważają, że 

malarz, konsekwentnie trzymając się zasady pointylizmu, hamował swój talent i możliwości twórcze. W obrazach 

impresjonistów: Claude’a Moneta lub Alfreda Sisleya każde pociągnięcie pędzla były różne, zgodne z odczuciami 

artysty, przez co lepiej oddawały klimat, nastrój dzieła i charakter malowanych przedmiotów lub krajobrazu. 

Natomiast u Seurata oraz innych malarzy, którzy inspirowali się jego twórczością i metodą pointylizmu, pociągnięcia 

pędzla są jednakowe i uważane za „nudne”, jednakowe, monotonne. (…) Z końcem XIX wieku we Francji pojawiło się 

wielu wybitnych malarzy, którzy opierając się na osiągnięciach Moneta, rozwijali impresjonistyczne zamiłowanie do 

koloru, inspirując się osiągnięciami nauki o naturze światła: optyką. Dążyli do stworzenia nowego, 

charakterystycznego stylu, odrzucając wierne naśladowanie rzeczywistości – największe znaczenie miała dla nich 

ekspresja dzieła, emocje, które miało wzbudzić w odbiorcy. (…) W przeciwieństwie do swoich poprzedników, starano 

się przekazać w obrazie pewną treść: ich twórczość nie miała być wrażeniowym zapisem ulotnej chwili, momentu, ale 

przemyślaną całością, niosącą symboliczne znaczenie. Mniejszą uwagę zwracano na światło, ważniejszy był 

temperament i humor artysty, który ukrywano w pojawiającym się symbolu i kolorystyce pracy (…). Niedzielne 

popołudnie na wyspie Grande-Jatte dziś uznaje się za jedno z najważniejszych dzieł malarstwa XIX wieku.  

 

Paul Signac [SINJAK] (1863-1935) 
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Postimpresjonizm 1886-1905 

Mianem postimpresjonizmu określa się kierunek w sztuce na przełomie wieku XIX i XX wieku objawiający się głównie 

we Francji. Dokładne ramy czasowe ustanawiają dwa przełomowe wydarzenia artystyczne. Początek liczy się od 

ostatniej wystawy impresjonistów w roku 1886, a koniec stanowi pierwsza wystawa fowistów w 1905 roku. 

Postimpresjonizm wywodzi się z impresjonizmu, ale stoi w opozycji do niego. Postimpresjoniści kontynuowali 

kolorystyczne zasady impresjonistów, odrzucali jednak naśladownictwo, wierne odwzorowywanie natury. 

Zdecydowanie dążyli do stworzenia nowego charakterystycznego stylu, postulowali wolność i autonomiczność dzieła 

malarskiego. Zależało im na przekazaniu większej ekspresji dzieła niż to miało miejsce w praktyce malarskiej 

impresjonistów. Stąd postimpresjoniści na pierwszy plan wysuwają stan emocjonalny. Mniejszą rolę odgrywa już gra 

ze światłem, a większą manipulacja kolorystyką, odzwierciedlającą stany duchowe twórców. Przestrzeń obrazów 

postimpresjonistycznych jest kolorystycznie zróżnicowana. Swobodne linie, kontury i kształty zostały uwolnione 

z jakichkolwiek norm. Twórczość postimpresjonistów to już nie migawki z życia czy ulotne chwile, ale stanowiące 

przemyślaną, symboliczną całość obrazy, które są odzwierciedleniem temperamentu artysty.  

Czterej Samotni to ………………………………………………………………………………………………………………………………………………………. 

…………………………………………………………………………………………………………………………………………………………………………………….. 

 

 

Paul Cezanne [sezan] (1839-1906) 

 

Cezanne był malarzem, który wywarł ogromny wpływ na sztukę XX wieku, stworzył 

pomost pomiędzy impresjonizmem i kubizmem. Mówi się, że jest ojcem artystycznym 

Matisse'a i Picassa, ale dużo zawdzięczają mu też van Gogh oraz Gauguin, który zresztą 

kupił wiele jego obrazów. Zniechęcany w młodym wieku przez ojca, aby realizować się 

w malarstwie, opuścił w 1861 roku swoje rodzinne miasto w Prowansji i wyjechał do 

Paryża. Tam poznał Camille Pisarra, który był mu mentorem i przewodnikiem. Zaczął 

malować w stylu impresjonistycznym, ale później podjął próby strukturalnego 

porządkowania tego, co widział - malował prostymi formami i płaszczyznami koloru. 

Zaczął również uproszczać formy które malował w kształty, tak jak na przykład drzewa 

w kolumny. W przeciwieństwie do wielu współczesnych mu malarzy, którzy 

koncentrowali się na jednym, dwóch tematach, Cezanne malował martwe natury, portrety, krajobrazy i akty. 

Zaczynał w Paryżu, jego próby wystawienia na Salonie w Paryżu w latach 1864 i 1869 zostały odrzucone. Te 

postimpresjonizm

protoekspresjonizm

Vincent van Gogh

Henri de Tolouse-
Lautrec

protokubizm

Paul Cezanne

symbolizm 
syntetyczny

Paul Gauguin

http://www.magazynsztuki.pl/category/malarze/postimpresjonisci/
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przeciwności utwierdzają tylko Cezanne na wybranej drodze. Pisze wtedy: "I dobrze, oni jeszcze dostaną w pysk od 

wieczności". W końcu wystawiał na Salonie w Paryżu w 1882 roku i była to również jego ostatnia wystawa tam. 

W 1895 roku odbyła się wystawa wszystkich jego prac, sygnalizując jego rosnącą pozycję jako artysty, ale w tym 

samym roku wrócił do rodzinnego miasta w Prowansji, gdzie kontynuował pracę w samotności. 

Cezanne był wcześniej przedstawiany jako jednocześnie bezczelny i uparty oraz nieśmiały człowiek , mający ataki 

depresji, a później jego życie to w większości malowanie w samotności. Mimo że jego obrazy nie były dobrze 

odbierane przez krytyków i zwykłych odbiorców, którzy reagowali wesołością lub oburzeniem i sarkazmem - młodzi 

artyści darzyli go wielkim szacunkiem i często jego prace były dla nich inspiracją. 

Wpływ Cezanne'a na rozwój kubizmu i całej sztuki współczesnej polegał na wydobywaniu z przedmiotów ich istoty - 

barwy i bryły. Doszedł do wniosku, że wszystkie kształty w naturze można sprowadzić do trzech brył geometrycznych: 

kuli walca i stożka. 

 

     
 

Dom wisielca, 1873 
W 1873 roku miała miejsce 1. wystawa impresjonistów. Cézanne wysłał na nią Dom wisielca. Malarz 
w swym dziele na swój sposób bawi się z widzem: z jednej strony tworzy w tle perspektywiczny widok 
na miasteczko, który sam w sobie posiada urok, lecz zasłania go budynkami znajdującymi się na 
pierwszym planie budząc przy tym ciekawość odbiorcy i ukazując przy tym swoje umiejętności w 
budowaniu perspektywy. Poza tym wystawia na próbę spostrzegawczość widza, gdyż po prawej 
stronie obrazu na pierwszym planie znajduje się zaniedbany dom z dachem porośniętym mchem, to 
jest właśnie tytułowy „dom wisielca”. Obraz ten był inspiracją między innymi dla Camille’a Pissara w 
tworzeniu dzieła pt. Droga do Ermitażu w Pontoise. Także inne dzieło Pissara - Czerwone 
dachy  nawiązuje do obrazu Cézanne’a. 
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Górę Św. Wiktorii Cezanne przedstawiał 
wielokrotnie, różnymi technikami i z różnych 
punktów widzenia. To powtarzanie nie było próbą 
uchwycenia ulotnych wrażeń, ale raczej chęcią 
dotarcia do sedna rzeczy. Cezanne pragnął dotrzeć 
do istoty natury i sposobu jej transponowania na 
płótno. Cezanne cenił starych mistrzów i chciał 
widzieć naturę poprzez filtr dawnego malarstwa, 
dlatego równie drobiazgowo studiował obrazy w 
Luwrze i naturę w Prowansji. 

Drzeworyt z górą Fuji Hokusai’a, 1823-29 

Góra Sainte-Victoire malowana była w latach ……………… 

       

   

     

 

Jednym z najbardziej charakterystycznych obrazów Cezanne’a są martwe natury. Zachwyciły samą Virginię Woolf, która widziała w nich 
arcydzieła: „Do czego można porównać sześć jabłek? Istnieje związek pomiędzy każdym z nich a kolorem i objętością. Im dłużej się na nie 
patrzy, tym bardziej stają się czerwone i okrągłe, zielone i ciężkie …Sama ich barwa wydaje się wyzywać, dotykać jakiegoś nerwu w głębi nas, 
pobudzać, podniecać. Wywołuje słowa, choć nie przypuszczalibyśmy, że można tak mówić, widzimy formy tam, gdzie poprzednio widzieliśmy 
tylko pustkę”. Właśnie w taki sposób pisarka wyraziła swoje odczucia po obejrzeniu 21 obrazów zaprezentowanych na wystawie w Londynie. 
Nie ulega wątpliwości, że martwe natury Cézanne’a nie są tylko nieskomplikowanym przedstawieniem przedmiotów. Zwykle nie można oprzeć 
się wrażeniu, że jabłka ześlizgują się w stronę oglądającego, zupełnie jakby miały zniknąć z obrazu. Pierwsze obrazy artysty przedstawiające 
martwą naturę odchodzą kolorystyką od malarstwa impresjonistycznego, dla którego charakterystyczne było stosowanie czystych barw. 
Cézanne stosuje nieco ciemniejszą kolorystykę, która miała za zadanie podkreślić intensywność lokalnych barw. W 1877 r. Cézanne namalował 
płótno, które przedstawia biszkopty i paterę z owocami. To właśnie ono stało się swoistym preludium do tworzenia martwych natur. Od tej 
pory malarz umieszczał na swoich płótnach: owoce, stoły, krzesła, ukazując je w taki sposób, że sprawiają wrażenie jakby traciły 
równowagę. Jabłka jako jeden z motywów malarskich Cézanne’a pojawiły się dopiero w latach 70. XIX w. Jeden z pisarzy opisał je jako: 
„brutalne jabłka, szorstkie, budowane szpachlą„, które stanowią ”szaloną mieszaninę szkarłatu i żółcieni, zieleni i błękitu”. 
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Dokonaj analizy dzieła: 

 

a) Kompozycja i relacje przestrzenne  

…………………………………………………………………………………………………………………………………………………………………………

…………………………………………………………………………………………………………………………………………………………………………

…………………………………………………………………………………………………………………………………………………………………………

………………………………………………………………………………………………………………………………………………………………………… 

b) Kolorostyka 

…………………………………………………………………………………………………………………………………………………………………………

…………………………………………………………………………………………………………………………………………………………………………

…………………………………………………………………………………………………………………………………………………………………………

………………………………………………………………………………………………………………………………………………………………………… 

c) Światłocień  

…………………………………………………………………………………………………………………………………………………………………………

…………………………………………………………………………………………………………………………………………………………………………

………………………………………………………………………………………………………………………………………………………………………… 

d) Ekspresja  

…………………………………………………………………………………………………………………………………………………………………………

…………………………………………………………………………………………………………………………………………………………………………

…………………………………………………………………………………………………………………………………………………………………………

………………………………………………………………………………………………………………………………………………………………………… 

Szkoła z Pont-Aven - nazwa nadana grupie, skupionych 1888–1900 wokół Gauguina, podczas jego pobytu w Bretanii — w Pont-
Aven i Le Pould. W reprezentowanych przez nich tendencjach symbolicznych poszukiwali podstaw i inspiracji w sztuce 
archaicznej i ludowej, z których wątki pojawiają się w ich pracach. Stosowali łączną metodę syntetyzmu i kluazonizmu 
zapoczątkowaną w 1887, a ostatecznie ukształtowaną przez Gauguina w 1888. Kluazonizm polegał na malowaniu czystymi 
plamami koloru, obwiedzionymi konturem, co przypominało średniowieczne witraże i emalie komórkowe. Syntetyzm wyrażał się 
w odejściu od studium natury, zaniechaniu zasady perspektywy i zdecydowanym uproszczeniu formy sięgającym deformacji; 
miało to służyć wydobywaniu symbolicznego znaczenia przedstawianego obiektu. Mieli bezpośrednie związki z nabistami. W 
1889 urządzili własną wystawę w paryskiej kawiarni „Volpini”. Wyjazd Gauguina na Tahiti w 1891 zakończył działalność grupy, 
choć niektórzy członkowie podtrzymywali jej tradycje. 

 

https://pl.wikipedia.org/wiki/Syntetyzm
https://pl.wikipedia.org/wiki/Cloisonizm
https://pl.wikipedia.org/wiki/Cloisonn%C3%A9
https://pl.wikipedia.org/wiki/Tahiti
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Gauguin, Bretonka z gęsią, 1888 

Cloizonizm to ……………………………………………………………………………. 

..………………………………………………………………………………………………… 

………………………………………………………………………………………………….. 

………………………………………………………………………………………………….. 

Paul Gauguin [gogę] (1848-1903) 

Paul Gauguin urodził się w Paryżu. Pierwsze, amatorskie próby malarskie podejmować zaczął dopiero w latach 

siedemdziesiątych XIX wieku. Początkowo tworzył pod wpływem Camilla Pissarra, z którym zawarł znajomość, nawet 

eksponował swoje dzieła na wystawach impresjonistów. Jego głównym zajęciem była jednak wówczas posada 

maklera na giełdzie. W 1873 r. poślubił Dunkę Mette-Sophie Gad, z którą miał piątkę dzieci. Przez krótki czas w latach 

1884-1885 mieszkali w Kopenhadze, jednak małżeństwo rozpadło się i Gauguin wrócił do Paryża. Wówczas 

postanowił całkowicie poświęcić się malarstwu. W 1886 r. udał się do miejscowości Pont-Aven w Bretanii, gdzie 

osiadł w kolonii artystycznej. Malował tam głównie lokalne pejzaże, gdzie jako sztafaż występowali pasterze 

i mieszkańcy okolicznych wsi.  

Gdy zaś wrócił i został sam jeden, ktoś zmagał się z nim aż do wschodu 
jutrzenki, a widząc, że nie może go pokonać, dotknął jego stawu biodrowego 
i wywichnął Jakubowi ten staw podczas zmagania się z nim. A wreszcie rzekł: «Puść 
mnie, bo już wschodzi zorza!» Jakub odpowiedział: «Nie puszczę cię, dopóki mi nie 
pobłogosławisz!» Wtedy [tamten] go zapytał: «Jakie masz imię?» On zaś rzekł: 
«Jakub». Powiedział: «Odtąd nie będziesz się zwał Jakub, lecz Izrael, bo walczyłeś 
z Bogiem i z ludźmi, i zwyciężyłeś». Potem Jakub rzekł: «Powiedz mi, proszę, jakie jest 
Twe imię?» Ale on odpowiedział: «Czemu pytasz mnie o imię?» - i pobłogosławił go na 
owym miejscu. Jakub dał temu miejscu nazwę Penuel, mówiąc: «Mimo że widziałem 
Boga twarzą w twarz, jednak ocaliłem me życie». 

Źródło: Księga Rodzaju 32, 25-31. Cyt. za: Biblia tysiąclecia, Poznań 2003 

       

 

Pod wpływem sztuki innych kultur, zwłaszcza Japonii, Gauguin odrzucił tradycyjną perspektywę oraz światłocień. 

Podkreślał wymóg dekoracyjności dzieła sztuki, ale także jego symboliczne znaczenie. Odszedł tym samym od założeń 

impresjonizmu, którym inspirował się na wczesnym etapie twórczości. Wokół Gauguina powstała wówczas cała 

grupa artystów zafascynowanych jego sposobem malowania i naśladujących go, tak zwana szkoła z Pont-Aven. 

 

https://epodreczniki.pl/a/poetycki-symbolizm-inspirowany-folklorem-i-pejzazem-bretanii---paul-gauguin/DSWkVmNkg#DSWkVmNkg_pl_main_concept_1
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Przyjrzyj się poniższej reprodukcji. 

 

Podaj autora oraz tytuł dzieła.  

Autor: ……………………………………………………………………………………………………  

Tytuł: ……………………………………………………………………………………………………  

Podaj trzy cechy kompozycji obrazu. 

………………………………………………………………………………….………………………..………………………………………………………………………

….………………………..……………………………………………………………………………………………….………………..……………………………………

…………………………………………………………………………………………………………………………………………………………………………………… 

Podaj trzy cechy kolorystyki obrazu.  

………………………………………………………………………………….………………………..………………………………………………………………………

….………………………..……………………………………………………………………………………………….………………..……………………………………

…………………………………………………………………………………………………………………………………………………………………………………… 

Podaj dwie cechy dotyczące sposobu ukazania światła na obrazie. 

………………………………………………………………………………….………………………..………………………………………………………………………

….………………………..……………………………………………………………………………………………….………………..……………………………………

…………………………………………………………………………………………………………………………………………………………………………………… 
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Tytuł pracy ……………………………………………………………………………………………………………………. 

 

Kiedy w 1889 roku namalował najładniejsza pannę z Port-Aven "Piękną Angelę", 

przedstawiając ją w stroju bretońskim, kanciastą, z posępną miną i czerwonymi 

policzkami, obok peruwiańskiej figurki ceramicznej i na mało interesującym tle, 

portretowana odmówiła przyjęcia obrazu. Nikt też nie chciał go kupić, aż wreszcie ulitował 

się słynny malarz baletnic Edgar Degas, który współczesną sztukę nabywał w sporych 

ilościach. 

Arles: 

       

Thaiti 1891-92: 

Święta Maria   Thaitanki na plaży   Melancholia 

     

   

Paryż-Pont Aven 1893-94: 
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Thaiti 1895-1900: 

Paul Gauguin, Skąd pochodzimy? Kim jesteśmy? 

Dokąd zmierzamy?, 1897-98, olej na płótnie,  

139.1 x 374.6 cm, Museum of Fine Arts, Boston 

 

 

Gauguin napisał do swego przyjaciela Daniela de Monfried, który niejako zarządzał jego-Gauguin’a karierą w Paryżu, 
podczas gdy ten pozostawał na wyspach Południowego Pacyfiku, “Wierzę, iż nie tylko dzieło to przewyższa moje 
wszystkie poprzednie, ale [także] że nie uda mi się nigdy stworzenie czegoś lepszego lub co najmniej podobnego.” 
Gauguin ukończył obraz rzekomo w ciągu jednego miesiąca i nawet twierdził w korespondencji do de Monfrieda, że 
po zakończeniu pracy udał się w góry, by dokonać tam próby samobójczej. 
Z listu Gauguina do de Monfrieda napisanego w 1898: 
Jest to płótno na cztery metry pięćdziesiąt szerokie i metr siedemdziesiąt wysokie. Dwa górne rogi pokryte są żółcią 
chromową, w lewym inskrypcja, a w prawym mój podpis, wygląda jak fresk, którego naroża są zniszczone przez 
upływ czasu i który nałożono na mieniącą się złotem ścianę. W dolnej prawej części obrazu śpiące dziecko i trzy 
pochylone kobiety. Dwie postaci ubrane w purpurowe szaty zwierzają się sobie ze swoich myśli. Ogromna postać, 
celowo ukazana w odmiennej skali, podnosi swe ramiona i uparcie wpatruje się w te dwie postaci, które mają 
czelność zastanawiać się nad własnym przeznaczeniem. Centralna postać podnosi owoc. Blisko dziecka widzimy dwa 
koty. Biała koza. Idol z tajemniczo wzniesionymi ramionami zdaje się przywoływać rzeczywistość Spoza dzieła. I 
wreszcie na końcu, stara kobieta będąca blisko swej śmierci zdaje się akceptować wszystko i oddawać się własnym 
rozmyślaniom. Ona kończy opowieść! Przy jej stopach dziwny, biały ptak trzyma jaszczurkę w swoich szponach, 
ukazuje symbolicznie daremność słów…. Tak więc ukończyłem to dzieło filozoficzne, które w temacie swym jest 
podobne jest do Ewangelii. 
Malarz zaprasza więc do “odczytywania” tego obrazu. Gauguin sugeruje, że postaci umieszczone w dziele mają 
tajemnicze i symboliczne znaczenia i dlatego mogą stanowić odpowiedzi na zawarte w tytule pytania. I w ten sposób, 
na wzór dawnych opowieści o świętych, należy to dzieło odczytywać od prawej strony ku lewej: od śpiącego 
niemowlęcia—skąd pochodzimy—ku stojącej postaci na środku—kim jesteśmy—i kończąc na pochylonej postaci 
starej kobiety—dokąd zmierzamy. 
 
Kilka miesięcy po ukończeniu dzieła, Gauguin wysłał je wraz z kilkoma innymi do Paryża, gdzie miały być 
eksponowane w galerii lub studiu artysty. Wysłał do de Monfrieda dokładne instrukcje dotyczące Skąd pochodzimy?: 
dzieło powinno zostać oprawione (prosta rama drewniana o szerokości 10 centymetrów, pomalowana na biało i 
przemyta, by przypominało to w całości malarstwo ścienne) oraz kto winien być zaproszony na wystawę (w ten 
sposób miast tłumów możemy gościć kogo chcemy, a tym samym zyskać pożądane koneksje, które nie uczynią ci 
krzywdy). To drobiazgowe zatroskanie ukazuje świadomość artysty co do paryskiego rynku sztuki, który był nadal w 
centrum zainteresowań malarza, mimo że ten sam osiadł na tropikalnej wyspie po drugiej stronie globu. 
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Vincent van Gogh (1853-1890) 

Van Gogh przyszedł na świat w tym samym dniu, w którym rok wcześniej narodził się jego martwy brat, któremu 

również nadano imię Vincent. Rodzina van Gogh mieszkała wówczas w holenderskiej gminie Zundert w regionie 

Brabancji Północnej. Jej głową był protestancki ksiądz Theodorus van Gogh, a „szyją” Anna Carbentus.  

W wieku jedenastu lat chłopiec został wysłany do szkoły z internatem w Zevenbergen. Nie był szczęśliwy w tym 

miejscu mały Vincent, lecz szkołę ukończył. Gdy skończył trzynasty rok życia został przeniesiony do gimnazjum, gdzie 

ujawnił się jego talent do języków i ku uciesze całej rodziny zdobywał najwyższe szkolne noty. Szybko jednak rzucił 

życie ucznia. W drugim roku gimnazjum z nieznanych powodów porzucił szkołę do której miał już nigdy nie wrócić. 

Chłopcem zaopiekował się wuj i zaoferował mu pracę jako sprzedawca dzieł sztuki. Vincent wyjeżdża do Londynu. 

Otwiera się przed nim życie, którego dotychczas nie znał. Zaznaje tęsknoty i samotności. To wtedy właśnie rozwija się 

jego relacja z młodszym bratem, Theo, który pracuje wówczas w Brukseli.  

W 1875 roku zostaje przeniesiony do Paryża. Wzrastające zainteresowanie sztuką i religią coraz bardziej zagarnia 

jego czas, którego posiada coraz mniej na wykonywanie swych obowiązków zawodowych. Wkrótce doprowadza to 

do jego zwolnienia, a van Gogh powraca do Anglii. Rozpoczyna niepłatną pracę jako asystent nauczyciela w szkole z 

internatem, następnie udaje mu się zdobyć wakat w prywatnej szkole u wikarego w Isleworth niedaleko Londynu. 

Ledwo go stać na ubogie życie. W 1876 roku wraca na święta Bożego Narodzenia w rodzinne strony. Ojciec prosi go, 

by nie wracał do Anglii. Vincent zdaje się z ulgą przyjąć tę radę, szczególnie, że do całego korowodu nieszczęść, 

dorzuca się jeszcze jego złamane serce. 

Ponownie bezrobotnym van Goghiem zajęła się rodzina. Pomógł wuj, który znalazł mu posadę w księgarni niedaleko 

Rotterdamu. Religijność Vincenta, podsycana jeszcze dostępnością książek, znów rosła w siłę, co zaczęło niepokoić 

jego rodzinę. Gdy chłopak decyduje się na studia teologiczne, z pewną ulgą dają mu swoje błogosławieństwo (i 

zapewne pieniądze). Vincent nie ukończył swojej edukacji. Młodemu van Goghowi brakuje siły charakteru i 

dyscypliny, by spędzać długie godziny nad książkami. Woli pełną piersią oddychać ulicami Amsterdamu i okolicznych 

wiosek oraz chłonąć pejzaże otaczających krajobrazów. Godzinami krąży bez celu, poznając zaułki malowniczego 

miasta.  

Mimo porzucenia planów edukacyjnych, obsesja religijna nie opuszczała Vincenta. Pragnął służyć Bogu i ludziom. 

Opuszcza więc w 1877 roku Amsterdam, by rozpocząć swoją służbę w Belgii. Zajmował się przede wszystkim 

nauczaniem, odwiedzaniem chorych oraz czytaniem i rozdawaniem Biblii. Zdaje się odnajdywać w tej nowej roli, a 

rodzina na chwilę oddycha z ulgą. Wydaje się, że w końcu młody mężczyzna posiada swój cel i realizuje swoją ścieżkę 

życiową w imię Chrystusa. Żyje pośród rodzin górników i dzieli się z nimi wszystkim co ma.  

Nową misją van Gogha staje się służenie Bogu poprzez sztukę. Postanawia zostać artystą ku Jego chwale. W 1880 

roku Vincent van Gogh postanawia rozpocząć karierę malarza i przenosi się do Brukseli. Brak środków do życia oraz 

trudy artystycznego życia zmuszają go jednak do kolejnej przeprowadzki. Wraca na łono rodziny van Goghów do 

Etten. Rodzicom nie jest to w smak. Dodatkowo uporczywe zaloty Vincenta wobec jego owdowiałej kuzynki Kee Vos 

gorszą społeczeństwo małego miasteczka. Rodzice wyrzucają Vincenta z domu, nie mogąc znieść jego próżniactwa. 

 

Autoportrety: 

     

http://niezlasztuka.net/artysta/vincent-van-gogh/
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Mimo beznadziejnej sytuacji materialnej oraz licznych problemów, Vincent nie rezygnuje 
ze swoich marzeń. Rozpoczyna naukę rzemiosła u jednego ze swych kuzynów w Hadze 
Antona Mauve, a także w 1880 roku podejmuje studia w Królewskiej Akademii Sztuk 
Pięknych w Brukseli, gdzie poznaje Anthona van Rapparda, jednego z nielicznych swoich 
przyjaciół. Fanatycznie oddaje się ćwiczeniom rysunku i malarstwa z dość marnym 
skutkiem. Na jego twórczość wciąż silnie oddziałuje sztuka Milleta, odkrywa malarstwo 
Daumiera. Nikt w niego nie wierzy poza Theo. Artysta czuje się niedoceniony, 
niezrozumiany i samotny. W tym właśnie momencie Vincent spotyka kolejną miłość – 
Sien Hoornik. Vincent proponuje jej małżeństwo. To była trudna decyzja, zważywszy na 
fakt, iż Sien miała już córkę i spodziewała się kolejnego dziecka.  
Sien zaraża go syfilisem. Rodzina grozi, że umieszczą artystę w zakładzie dla obłąkanych, 

jeśli nie zakończy tego obrażającego Boga i ludzi romansu. Na domiar złego kobieta zaczyna pić, nie dba o dom i 
biegające wokół dzieci. Jest jednak paradoksalnie coś, co uszczęśliwia Vincenta w tym związku. Świadomość że ma 
rodzinę, że ma kogo kochać i kim się opiekować inspiruje go i nierzadko podnosi na duchu. Uwielbia malować swą 
kochankę i przybrane dzieci podczas codziennych czynności. W atmosferze smutku i niezgody, przygnieceni 
piętrzącymi się problemami, rozstają się. Sien wraca do matki. 
Van Gogh tuła się w okolicach wsi Drenthe, malując wrzosowiska i pola. Na prowincji szuka wytchnienia i inspiracji 
dla swej obolałej duszy oraz nękającej go wciąż samotności. Osiedla się w Nuenen, gdzie stara się wieść spokojne, 
sielskie życie. Nie dane mu to jednak i spotykają go dwie przykre sytuacje. Zakochuje się w nim zamożna 
czterdziestoletnia dama. Pod wpływem nacisków rodziny, która nalega na zerwanie kontaktu z Vincentem, kobieta 
usiłuje popełnić samobójstwo, co przysparza artyście wielu nieprzyjemności ze strony lokalnej społeczności. Jak by 
tego było mało, umiera ojciec artysty. Vincent jest przybity i radzi sobie jak potrafi, czyli ponownie zmienia 
środowisko życia. Jego kolejnym celem jest Antwerpia. 
W Antwerpii van Gogh usiłuje poukładać swoje życie. Ponawia naukę na Akademii Sztuk Pięknych, próbuje 

sprzedawać swoje dzieła. Odkrywa malarstwo barokowe, szczególnie Rubensa, i wzbogaca swoje malarstwo o 

soczyste czerwienie, kobaltowe błękity i szmaragdowe zielenie. Zapału starcza jednak tylko na kilka tygodni. Gdy w 

1886 roku Theo spotyka brata w Paryżu z przerażenia nie może oderwać od niego oczu. Vincent wygląda staro i 

mizernie, jego twarz naznaczona jest głębokimi bruzdami, oczy są zapadłe. Bracia zamieszkują razem na paryskim 
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Montmartre, co okazuje się być zwrotem w karierze artysty. Theo jest już teraz dość bogaty, pracuje w galerii sztuki, 

zna się więc na sztuce i ma sporo przydatnych kontaktów. Vincent w Paryżu rozkwita. Na każdym rogu czekają na 

niego malarskie inspiracje. Dzięki licznym znajomościom brata, udaje mu się odbyć kilka spotkań w towarzystwie 

impresjonistów. Ich wibrujące, płynne przedstawienia rzeczywistości oddziałują także na jego sztukę. Fascynuje go 

pointylizm, który chętnie wykorzystuje w swoich pracach.  

Wpływy japońskie: 

 

 

W Paryżu Vincent poznaje Cézanne’a, Toulouse-Lautreca i Bernarda, a także Degasa i Gauguina. Szczególnie z tym 

ostatnim łączy go jakiś rodzaj mistycznej więzi. Vincent stawał się dla Theo coraz bardziej nieznośnym 

współlokatorem. Nie dbał o siebie, nie mył się, chaotycznie rozrzucał własne rzeczy we wspólnym mieszkaniu, a jego 

wybuchy i chwiejny nastrój doprowadzały brata do rozpaczy. Wspólnie ustalili, że o wiele łatwiej będzie żyć im 

osobno niż razem, a ich braterska miłość może przetrwać jedynie na odległość. Artysta przenosi się do Arles, gdzie 

rozpoczyna swój „żółty epizod”. Żółcień staje się najpopularniejszym kolorem w jego pracach.  

 

Arles 1888-1889: 
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Niedługo w odwiedziny do van Gogha przyjeżdża Gauguin pragnąc zaczerpnąć inspiracji od przyjaciela. Mimo długiej 

korespondencji, panom bardziej wydaje się, że są sobie bliscy, niż ma to miejsce naprawdę. Czterdziestoletni 

Gauguin, przyzwyczajony do życia urzędnika z troszczącą się o wszystko żoną, uwielbia porządek, czystość i 

systematyczność. Natomiast trzydziestopięcioletni van Gogh jest jego absolutnym przeciwieństwem. Sielanka nie 

trwała jednak długo. Po dziewięciu tygodniach szczęśliwego wspólnego życia, 23 grudnia między artystami doszło do 

ostatecznej awantury. Poszło o drobnostkę, ale nadwyrężone zdrowie psychiczne van Gogha i paniczny lęk, że 

mógłby stracić kolejną ważną osobę w swoim życiu, stały się przyczyną tragedii. Vincent sięgnął po nóż i usiłował 

ugodzić przyjaciela. Nie wiadomo jednak, co właściwie stało się w żółtym domu. Van Gogh wybiega z własnej 

posiadłości i niedługo potem zostaje znaleziony zupełnie nieprzytomny w kałuży krwi. Odnalazł go listonosz i 

przyjaciel Roulin, który natychmiast odwiózł artystę do szpitala. Vincent w przypływie szału i rozpaczy odciął sobie 

ucho. Gauguin nie mógł dłużej znieść tego szaleńca i natychmiast wyjechał. Dla ponownie porzuconego Vincenta był 

to cios, po którym prawdopodobnie nigdy już się nie pozbierał. Artyści od czasu do czasu pisywali jeszcze do siebie, 

lecz był to jedynie cień serdeczności pozostały po ich dawnej przyjaźni. 

   

    

Saint-Remy: 

Skandaliczne wydarzenia w La Maison Jaune oburzyły i wystraszyły mieszkańców Arles. Domagali się od władz 

zamknięcia tego „żółtego szaleńca”. Artysta dobrowolnie zgłosił się na leczenie, a pobyt w szpitalu psychiatrycznym 

opłacił ponownie jego brat. Opłacił również dodatkowy pokój, aby Vincent mógł przekształcić go na swoja pracownię 

i wciąż malować. 

 

 

 

 

http://niezlasztuka.net/artysta/vincent-van-gogh/
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Podaj nazwiska artystów, którzy zainspirowali van Gogha do namalowania tych obrazów:  

         

  

Auvers: 

Camille Pissarro poleca Theo, aby ten umieścił Vincenta w Auvers-sur-Oise, malowniczej wsi pod Paryżem. Liczą na 

to, że wiejskie pejzaże, tak lubiane przez artystę, uleczą choć odrobinę jego melancholię. Dodatkowo, Vincent miał 

być tam pod dobrą opieką słynnego lekarza homeopaty Gacheta. Wydawało się, że wieś korzystnie wpływa na stan 

artysty. Uspokoił się, odprężył, znów dużo pracował. Zaprzyjaźnił się nawet z lekarzem, bywał częstym gościem u 

jego rodziny oraz chętnie przedstawiał jej członków na swoich płótnach. 

      

Wykonany przez Vincenta wizerunek doktora stanowi jego 

największe osiągnięcie w sztuce portretowej. Wszystkie 

zastosowane środki wyrazu dążą ku podkreśleniu melancholii 

i smutku bijących z płótna. W kolorystyce dominują różne 

odcienie niebieskiego kładzione wyraźną plamą. Bladozielona 

twarz portretowanego jest zatroskana, a jego jasnobłękitne oczy 

spoglądają w nieokreśloną dal. W tym samym czasie Holender 

namalował Kościół w Auvers, mistrzowskie przedstawienie 

gotyckiej architektury miejscowej świątyni. Przez zastosowanie skrótów perspektywicznych oraz światłocieniowych 

plam barwnych, budowla sprawia wrażenie niestabilnej, wręcz grożącej zawaleniem. Ciemne niebo dodaje 

kompozycji mrocznego nastroju skontrowanego przez pogrążone w słońcu rozstajne ścieżki na pierwszym planie. 

 

27 lipca 1890 roku Vincent po prostu wyszedł na spacer. Nikt nie zauważył, że zabrał ze sobą rewolwer. Był piękny, 

słoneczny dzień. Nie wiadomo co się stało. Czy artysta się potknął? Czy broń się zacięła i szamocząc się z nią Vincent 

przypadkiem się postrzelił? Czy był to celowy akt? Van Gogha znaleziono z raną postrzałową w okolicach klatki 

piersiowej, a Gachet nawet nie podjął próby wyciągnięcia kuli. Niezwłocznie poinformowano o tym Theo, który czym 

prędzej ruszył na wieś. Agonia trwała niezwykle długo, a Vincent umierał w otoczeniu swoich przyjaciół i 

zrozpaczonego brata. Odszedł 29 lipca 1890 roku. Theo po jego śmierci, by uczcić brata, próbował zorganizować 

wystawę. Bezskutecznie. Obrazy szaleńca z Arles nie budziły zainteresowania. Theo nigdy nie pogodził się ze śmiercią 

brata, a gdy zachorował i umarł pochowano go razem z Vincentem. Ich wspólny nagrobek w Auvers-sur-Oise stanowi 

piękny symbol braterskiej miłości. 

 

 

http://niezlasztuka.net/artysta/vincent-van-gogh/
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Przyjrzyj się reprodukcji i wykonaj polecenia. 

 

Podaj autora oraz tytuł dzieła. 

…………………………………………………………………………………………………………………………………………………………………………........... 

 

Podaj i omów trzy cechy kompozycji obrazu. 

…………………………………………………………………………………………………………………………………………………………………………………… 

…………………………………………………………………………………………………………………………………………………………………………………… 

…………………………………………………………………………………………………………………………………………………………………………………… 

…………………………………………………………………………………………………………………………………………………………………………………… 

…………………………………………………………………………………………………………………………………………………………………………………… 

 

Podaj i omów trzy cechy kolorystyki obrazu. 

…………………………………………………………………………………………………………………………………………………………………………………… 

…………………………………………………………………………………………………………………………………………………………………………………… 

…………………………………………………………………………………………………………………………………………………………………………………… 

…………………………………………………………………………………………………………………………………………………………………………………… 

…………………………………………………………………………………………………………………………………………………………………………………… 

 

Wymień dwa środki wyrazu artystycznego, jakie zastosował twórca przedstawionego dzieła. 

…………………………………………………………………………………………………………………………………………………………………………………… 

…………………………………………………………………………………………………………………………………………………………………………………… 

 

Impasty to 

…………………………….………………………………………………………………………………………………… 

………………………………………………………………………………………………………………………....….. 

………………………………………………………………………………………………………………………………. 
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W wyniku restrykcyjnej polityki samoizolacji (sakoku), prowadzonej przez władający Japonią ród Tokugawa, przed 
1854 rokiem handel zagraniczny i wszelkie kontakty z Europą były dozwolone wyłącznie poprzez 
holenderską faktorię na małej wysepce Dejima w zatoce Nagasaki. Do Europy napływały głównie wyroby artystyczne 
i rzemieślnicze: z porcelany, laki, wachlarze i drzeworyty. Wymuszony przez Stany Zjednoczone traktat z Kanagawy 
zakończył ten ponad dwustuletni okres zamknięcia i rozpoczęła się wymiana towarów z Zachodem. Japonia uzyskała 
w ten sposób m.in. możliwość szerokiego zaprezentowania swojej sztuki i rzemiosła na międzynarodowych 
wystawach w różnych krajach. Oryginalność dzieł japońskich mistrzów wzbudziła ogromne zainteresowanie i 
wywarła wpływ na sztukę Zachodu. Do pierwszych wielbicieli i promotorów zalicza się Siegfrieda Binga, który 
otworzył w Paryżu sklep z przedmiotami japońskimi i zaczął wydawać periodyk o nazwie "Le Japon artistique" oraz 
malarzy: Vincenta van Gogha i Henri de Toulouse-Lautreca. Ogromny wpływ na sztukę europejską, a zwłaszcza na 
malarstwo miały japońskie drzeworyty ukiyo-e z XVIII i XIX wieku, które obrazowały życie Japonii, ale także pokazały 
inny punkt widzenia na konstruowanie obrazu i techniki malarskie. Artyści, jak: Édouard Manet, Edgar Degas, Claude 
Monet, Vincent van Gogh rozpoczęli ich kolekcjonowanie.  
W liście do Theo z 5 czerwca 1888 r. Vincent zauważył: 
„Co do pobytu na południu, nawet jeżeli tu jest drożej – spójrz, tu się kocha japońskie malarstwo, tu się doświadcza 
jego wpływu – to łączy wszystkich impresjonistów – i to bez jeżdżenia do Japonii, innymi słowy, ekwiwalent Japonii 
jest tu, na południu. Tak więc myślę, że przyszłość nowej sztuki leży przede wszystkim na południu.” Miesiąc później 
napisał: „Sztuka japońska upada w swojej ojczyźnie, a ożywa na nowo wśród impresjonistów francuskich.”  
Zainteresowanie van Gogha japońskimi drzeworytami ukiyo-e datuje się od czasu jego pobytu w Arnhem, kiedy 
interesował się on ponadto teorią koloru Eugène'a Delacroix i kiedy używał tych drzeworytów do dekoracji swej 
pracowni. 
Podczas swego późniejszego pobytu w Paryżu, gdzie modny stał się wpływ sztuki japońskiej na twórczość 
impresjonistów, van Gogh zaczął gromadzić kolekcję drzeworytów ukiyo-e i w końcu handlować nimi z bratem Theo. 
W tym samym czasie sporządził trzy kopie na ich podstawie, Kurtyzanę i dwa szkice według Hiroshige Andō. 
Van Gogh rozwijał wyidealizowaną koncepcję artysty japońskiego, która zawiodła go do Żółtego Domu w Arles, żeby 
uczynić zeń utopijną kolonię artystyczną z udziałem Paula Gauguina. W 1888 jego entuzjazm dla sztuki japońskiej 
osłabł jednak na rzecz impresjonizmu: Na szczęście wiemy więcej o francuskich Japończykach, impresjonistach. To 
jest definitywnie sedno i główna sprawa. Tak więc sztuka japońska, właściwie ujmując, mająca już swoje miejsce w 
kolekcjach, niemożliwa do odnalezienia w samej Japonii, stała się sprawą drugorzędną.” 
Charakterystyczna dla drzeworytów ukiyo-e była prostota tematu, charakterystyczne wykonanie ich kompozycji, 
śmiałe i pewne kontury, nieobecność perspektywy lub niezwykłość tejże, beznamiętne płaszczyzny 
zuniformizowanego koloru i światła, nieobecność chiaroscuro i skupienie się na dekoracyjności. Jedną lub kilka z tych 
cech odnaleźć można w malarstwie van Gogha po jego wyjeździe w Antwerpii. 

 

Praca domowa 

Zapoznaj się z sylwetką artysty. 

Adolphe Joseph Thomas Monticelli (1824 - 1886) 
– francuski malarz, prekursor impresjonizmu. 
Na jego rozwój wpływ mieli malarze romantyczni Eugène 
Delacroix i Narcisse Virgilio Díaz de la Peña. W latach 1873-1870 
artysta przebywał głównie w Paryżu obracając się w 
kręgu barbizończyków, po wojnie francusko-pruskiej przeniósł na 
stałe Marsylii, gdzie żył i pracował do śmierci. Adolphe Monticelli 
wypracował własny, nowatorski styl, przez krytyków sztuki 
uważany za zapowiedź impresjonizmu i ekspresjonizmu. Malarz 
znał m.in. Paula Cézanne`a, a szczególny wpływ wywarł na 
twórczość Vincenta van Gogha, który pod wpływem jego 
twórczości zdecydował się rozjaśnić paletę i stosować bardziej 
śmiałe rozwiązania kompozycyjne. 
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Henri de Toulouse-Lautrec (1864-1901) 

Artysta urodził się w arystokratycznej rodzinie. Dzięki swojemu pochodzeniu nigdy nie musiał martwić się o finanse. 

Poza tym Lautrec już od dzieciństwa był zachęcany przez rodzinę do rozwijania pasji do rysowania.  W 1882 roku 

wyjechał na studia do Paryża. Uczył się u uznanych, akademickich mistrzów. Jednak wkrótce wykształcił swój własny 

styl i charakterystyczną kreskę. Szybko też znalazł swój ulubiony temat – Montmarte oraz jego rozrywki. Artysta 

malował chętnie sceny z cyrków, kabaretów, teatrzyków muzycznych, a także z domów publicznych. Ważnym 

miejscem dla Lautreca było też słynne Moulin Rouge. To właśnie na zamówienie dla tego kabaretu malarz wykonał 

pierwszy plakat. Lautreca wyróżniał z tłumu jego wygląd – chorował na zwyrodnienie układu kostnego i do chodzenia 

musiał używać laski. Był też bardzo niski i nieproporcjonalnie zbudowany. Jeden z przyjaciół opisywał Lautreca 

następująco: „Miał tors normalnych rozmiarów, ale iksowate nogi były śmiesznie, krótkie, a grube, także krótkie, 

mocne ramiona kończyły się masywnymi dłońmi z palcami przypominającymi kiełbaski. Pod muskularnym ciałem o 

spadzistych ramionach kryły się kruche kości pełne zrostów po złamaniach (…) Od dzieciństwa utykał i 

powłóczył nogami, musiał więc używać krótkiej laski; nazywał ją swoim haczykiem do zapinania butów”. Jednak 

artysta nigdy nie rozczulał się nad swoim losem, czego dowodzą pełne ironii autoportrety. 

Lautrec odnosił sukcesy już za życia. Był uznanym plakacistą. Jednak jego uzależnienie od alkoholu oraz syfilis 

sprawiły, że zmarł młodo, w wieku 36 lat. 

Toaleta (Rudowłosa), 1889 r. 

Scena wydaje się być podejrzaną jakby przez dziurkę od klucza, ulotną chwilą na szybko 
naszkicowaną przez malarza. Taki sposób ekspresji, podkreślający kontur i linię, określany 
niekiedy jako „rysunek przy użyciu farb”, był charakterystyczny dla Toulouse-Lautreca. Należy 
przy tym podkreślić, że pomimo iż obraz przedstawia intymną czynność, nie mamy wrażenia 
naruszenia prywatności, odczuwa się szacunek i sympatię do modelki ze strony twórcy. 
 
 

Kac (Suzanne Valadon), 1887-1889 

 

 
 
 
 

 

W Moulin Rouge / Marcelle Lender tańczy bolero w 

operetce Chilpéric”, 1895 
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W Moulin Rouge, 1892-1895 
Toulouse-Lautrec należał do jego stałych bywalców od samego początku, wielokrotnie 
przedstawiał na swoich obrazach życie w tym klubie nocnym. Kompozycja jest przez widza 
oglądana zza barierki widocznej po lewej stronie. W centrum znajduje się grupa pięciu 
osób siedzących przy stoliku, za nimi stoją inni klienci kabaretu. Warto zaznaczyć, że 
wszystkie przedstawione na obrazie postacie są silnie zindywidualizowane, można 
rozpoznać stałych bywalców lokalu; wśród nich samego Toulouse-Lautreca – niskiego 
mężczyznę stojącego na dalszym planie w środku kompozycji. Po prawej stronie na 
pierwszym planie ukazana została z kolei angielska piosenkarka May Milton. Jej 
białozielonkawa twarz szokuje widza. Co ciekawe, sam twórca dzieła lub handlarz sztuką 

posiadający dzieło wyciął tę postać z płótna: być może jej upiorny wygląd odstraszał potencjalnych kupców malowidła. Usunięty 
fragment szczęśliwie zachował się i przytwierdzono go z powrotem w 1914 roku. 
 

Istotną dziedziną twórczości Toulouse-Lautreca były barwne litografie – plakaty wydarzeń, 
które miały miejsce w kabaretach na Montmartre. Zamówienia te, początkowo traktowane 
lekceważąco przez innych artystów, dawały Lautrecowi dodatkowe źródło zarobku, ale także 
zapewniały miejsca w pierwszym rzędzie na przedstawieniach, a nawet okazjonalne wystawy 
prac w klubach nocnych. Plakaty zazwyczaj przedstawiają prawdziwe gwiazdy ówczesnych scen 
kabaretowych, jak na przykład Louise Weber, słynną tancerką kankana używającą scenicznego 
pseudonimu „La Gouloue”, zwaną też „Królową Montmartre”. Afisz zapraszający na jej występy 
w klubie Moulin Rogue z 1891 roku jest pierwszym dziełem w technice litografii, jakie wykonał 
Toulouse-Lautrec. 
 
 

Ulubioną modelką Lautreca była Jane Avril. To ona wyciąga nogę podczas tańczenia 
kankana na afiszu reklamującym jej pokaz w lokalu Jardin du Paris w roku 1893. 
Plakat uderza ciekawym rozwiązaniem kompozycyjnym w postaci fragmentu 
kontrabasu umieszczonego na pierwszym planie i stanowiącego ramę dla głównej 
sceny przedstawienia: tańczącej na scenie Jane Avril. Jej postać ukazana została 
w oszczędny sposób, poprzez mistrzowskie operowanie dużymi plamami barw: 
czerwonej, żółtej, białej i czarnej. Diagonalna dominanta w postaci wyciągniętej 
nogi dodaje przedstawieniu dynamiki. Jane Avril była także członkinią „Trupy 
Mademoiselle Eglantine”: grupy tancerek z paryskich klubów występujących 
w 1896 roku w Londynie.  
 

 
 

Znakiem rozpoznawczym Yvette Guilbert byłe długie 
obcisłe czarne rękawiczki. Arthur Symons pisał: „Tchną 
z niej niewinność i perwersja zarazem”. Choć była 
piękna, Lautrec portretował ją tak, że usłyszał: „Na 
miłość boską, proszę mnie nie przedstawiać tak 
potwornie brzydką! (…) Doprawdy Lautrec, jest pan 
geniuszem deformacji”. Lautrec uwiecznił ją tyle razy, 
że po latach powstał album w całości poświęcony 
Guilbert. 
 

         

https://epodreczniki.pl/a/henri-de-toulouse-lautrec---ojciec-wspolczesnego-plakatu/DyRKE3mog#DyRKE3mog_pl_main_concept_1
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Lautreca zafascynowała sztuka japońska. Po obejrzeniu bardzo bogatej wystawy kultury orientalnej, zaczął 

kolekcjonować grafiki popularnych japońskich twórców oraz przedmioty rzemiosła artystycznego. Malarz lubił 

otaczać się oryginalnymi obiektami. Kolekcjonował nie tylko japońską sztukę, ale też kostiumy. Zachowało się kilka 

jego fotografii w stroju daimyō oraz w kimonie. Wyszukiwał i kupował japońskie peruki, buty, nakrycia głowy. 

Zdarzało się, że pozbawiony środków finansowych, wymieniał własne obrazy na kolorowe drzeworyty Hokusaia i 

innych popularnych w tym okresie w Europie twórców z Kraju Kwitnącej Wiśni. Z upodobaniem odwiedzał Le Divan 

Japonais, urządzoną w orientalnym stylu tak zwaną café-concert, gdzie gości obsługiwały kelnerki w kimonach. 

Bywalców takich miejsc stanowili w większości artyści i literaci, którzy chłonęli (kontr)kulturę. We własnej twórczości 

także odwoływał się do coraz bardziej modnego wówczas japonizmu, ale nie czerpał z niego bezrefleksyjnie. Jak 

podkreślają historycy sztuki, u Lautreca i Van Gogha fascynacja ta nabrała innego wymiaru, dwaj malarze 

korespondowali z japońskimi klasykami, starali się spojrzeć na świat ich oczami, a nie ich kopiować. „Lautrec zamówił 

japoński kamień do rozrabiania tuszu, pałeczki sumi oraz pędzle prosto z Japonii i studiował kreślarstwo poprzez 

rysowanie małych szkiców. (…) Był zainspirowany formalnymi efektami japońskich drzeworytów (ich kolorem, linią i 

wzorem), odnalazł w nich graficzny charakter, bliski jego temperamentowi i doskonale pasujący do litograficznego 

medium. Analizując twórczość Toulouse-Lautreca, można bez wahania powiedzieć, iż żaden z innych zachodnich 

artystów tak doskonale nie zaadaptował japońskich drzeworytów do własnych potrzeb”. „Japońskość” w malarstwie 

Francuza to charakterystyczna ekspresja, upraszczanie i zniekształcanie ludzkich twarzy oraz ciał, ciążenie ku 

prostocie i płaskości, łączenie obrazu i kaligrafii. Wszystko to pozwoliło mu także dowieść, że jest bardzo sprawnym 

kreślarzem obdarzonym zmysłem dekoracyjnym. 

A. Rozpoznaj przedstawione dzieło i wpisz poniżej: 

 

• nazwisko autora   ……………………………………………………. 

• wiek, w którym dzieło powstało ……………………………………………………. 

• nazwę techniki wykonania  ……………………………………………………. 

• nazwę kierunku, z którym łączy się twórczość tego artysty 

         …………………………………………………………………………………….……….. 

B. Podaj dwie cechy formalne tego dzieła 

……………………………………………………………………………………………………… 

………………………………………………………………………………………………………. 

Toulouse-Lautrec umieścił elegancką postać Jane Avril na pierwszym planie. Tancerka siedzi w loży wraz z krytykiem 

sztuki i krytykiem muzycznym, Edouardem Dujardinem podczas występu Yvette Guilbert. Artysta zastosował swoją 

radykalną metodę fragmentaryczności, brzegiem plakatu obciął głowę Yvette Guilbert (możemy ją poznać dzięki 

charakterystyczny czarnym, długim rękawiczkom, jasnej sukni i smukłej sylwetce). Jane Avril i jej towarzysz sprawiają 

wrażenie niezainteresowanych występem Yvette. Jane kokieteryjnie się uśmiecha, a Edouard jest bardziej 

zafascynowany jej urokami niż samym przedstawieniem. 

Henri de Toulouse-Lautrec pozostawił po sobie ogromną artystyczną spuściznę. Współpracował z wieloma 

czasopismami, wydawnictwami i pisarzami jako ilustrator. Nie dzielił cudzej twórczości na lepszą i gorszą, ilustrował 

nawet literaturę brukową. Wielu artystów programowo odrzucało komercyjny wymiar sztuki, Lautrec miał na to inny 

pogląd. Projektował okładki do zbiorów nut, książek i albumów, w tym okładkę do albumu Francisca Goi. 

Współpracował z teatrem eksperymentalnym, projektował programy teatralne i dekoracje do przedstawień, 

spróbował swoich sił w introligatorstwie, zaprojektował witraż dla Tiffany’ego. 
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Przeczytaj opisy obrazów. Podaj ich tytuły i nazwiska autorów. 

Jej spojrzenie jest nieprzyzwoicie śmiałe, bezwstydne...nawet prowokujące. (...) Modelka leży na łóżku, na 

haftowanym szalu w kolorze kości słoniowej rozłożonym na zmiętym prześcieradle, wsparta na dwóch 

kwadratowych poduszkach. Ma skrzyżowane łydki, a z lewej stopy zwisa prowokacyjnie złoto-błękitny jedwabny 

pantofelek. (...) Miedziane włosy zebrała do tyłu, za ucho kokieteryjnie wsunęła kwiat, wokół szyi zaś zawiązała na 

kokardkę czarną wstążkę. Na prawym nadgarstku ma grubą, złotą bransoletę. Poza tymi ozdóbkami jest naga. 

 
............................................................................................................................. ..................... 

I wszystko to śpiewa boleśnie w mojej duszy i w moim obrazie, gdy jednocześnie marzę i maluję, nie mając do 

dyspozycji dającej się uchwycić alegorii – być może jest to brak wykształcenia literackiego. Obudzony, gdy dzieło 

ukończone mówię do siebie, mówię: skąd przybywamy, kim jesteśmy, dokąd idziemy? Ta uwaga nie stanowi już 

części płótna; kładę ją wtedy w języku mówionym, zupełnie z boku, na murze obramowującym, nie jako tytuł, ale 

jako podpis. 

 
............................................................................................................................. ..................... 

Oto opis płótna, które mam w tej chwili przed sobą. Widok parku przy sanatorium, w którym przebywam: na prawo 

szary tara, kawałek domu, kilka przekwitłych krzewów różanych, na lewo teren parku – czerwony ugier, gleba 

spalona słońcem, pokryta opadłym igliwiem sosnowym. Skraj parku wysadzany jest wielkimi sosnami – pinie i gałęzie 

z czerwonego ugru, zieleń liści posmutniała od domieszki czerni. Wysokie te drzewa odcinają się od wieczornego 

nieba, mieniącego się na żółtym tle fioletem: ów żółty przechodzi w górze w róż, w zieleń. 

 
............................................................................................................................. ..................... 

 

Kto to powiedział? 

Oczywiście, wiele obrazów będzie niezrozumiałych. Wyjaśnię Ci najbardziej nieprawdopodobny z nich. Jego tytuł: 

Manao tupapao. Namalowałem nagą dziewczynę. W tej sytuacji wystarczy drobiazg, aby stała się nieprzyzwoita. 

Jednakże chcę, żeby była taka. 

 
.................................................................................................................................................. 

 

Trzeba przedstawiać naturę podług walca, kuli, stożka 

 
............................................................................................................................. ..................... 

 

Uzupełnij zdania: 

Czterej twórcy postimpresjonizmu to: Henri de Toulouse-Lautrec, ........................................ [nazwisko artysty], Paul 

Gauguin oraz ................................................................ [nazwisko artysty]. Pierwszy z nich był twórcą nowoczesnego 

............................................................. [rodzaj wypowiedzi artystycznej o charakterze informacyjnym]. Drugi z nich 

jest uważany za prekursora .................................................................. [nazwa kierunku artystycznego]. Paul Gauguin 

wykorzystywał egzotyczne motywy z ................................................ [nazwa wyspy]. Ostatni z nich, stosujący w swoim 

malarstwie geometryzację, zwany jest ojcem ................................................ [nazwa kierunku artystycznego]. 
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Zaznacz trzy tytuły obrazów wykonanych przez Paula Gauguina. 

 

A. Never more 

B. Góra św. Wiktorii 

C. Gwiaździsta noc 

D. Wizja po kazaniu (walka Jakuba z aniołem) 

E. Taniec w Moulin Rouge 

F. Skąd przychodzimy? Kim jesteśmy? Dokąd zmierzamy? 

 

Uzupełnij tabelę, wpisując obok tytułów dzieł postimpresjonistów nazwiska ich twórców. Nazwiska 

malarzy wybierz spośród podanych poniżej. 

 

Paul Gauguin   Paul Cezanne   Georges Seurat  Vincent van Gogh 

Henri de Toulouse-Lautrec   Paul Signac 

 

 

Tytuły dzieł Nazwiska twórców 

Niedzielne popołudnie na wyspie Grande Jatte  

Wizja po kazaniu – Walka Jakuba z aniołem  

Droga z cyprysami  

Góra Sainte-Victoire  

Moulin Rouge  

Port w Marsylii  

 

Uzupełnij tabelę. Przyporządkuj dziełom nazwiska twórców wybrane spośród podanych. 

Edouard Manet  Claude Monet  Auguste Renoir  Paul Gauguin 
Georges Seurat  Henri de Toulouse-Lautrec 

 

Tytuły dzieł Nazwiska twórców 

Żółty Chrystus  

Kąpiący się w Asnieres  

Olimpia  

Nenufary  

Divan Japonais  
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Pod ilustracjami wpisz nazwiska malarzy – autorów dzieł. Dobierając z podanych poniżej: Edouard 

Manet, Vincent van Gogh, Paul Cezanne, Edgar Degas, August Renoir, Paul Gauguin 
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Przyjrzyj się reprodukcjom i wykonaj polecenia. 

 
          Vincent van Gogh, Autoportret, 1886         Vincent van Gogh, Autoportret, 1887 

 

Opisz kolorystykę każdej z prac, wskazując 

4 cechy każdego obrazu. 

 

 

 

 

 

 

 

 

 

Wskaż przyczynę, która spowodowała 

zmianę palety barwnej van Gogha. 

 

Nazwij nurt w malarstwie, który 

reprezentowała późna twórczość artysty. 

 

 

 

Poniżej przedstawiono fragment obrazu Paula Gauguina. 

 

a) Rozpoznaj temat dzieła: 

 

……………………………………………………………………………………………… 

 

b) Określ jego źródło ikonograficzne. Nazwę źródła 

wybierz spośród podanych: Stary Testament, Nowy 

Testament, Mitologia, Apokryfy 
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Przeczytaj fragment listu jednego z XIX-wiecznych artystów. 

Malowałem w ciągu trzech nocy, śpiąc w ciągu dnia. […] Za pomocą czerwieni i zieleni starałem się wyrazić straszliwe 
namiętności ludzkie. Sala jest krwawoczerwona i żółta, przygłuszona, bilard zielony pośrodku, cztery lampy 
cytrynowożółte o promieniowaniu pomarańczowym i zielonym. Wszędzie tu panuje walka i antyteza najrozmaitszych 
zieleni i czerwieni, w postaciach małych śpiących włóczęgów, w sali pustej i smutnej; dalej – antyteza fioletu i błękitu. 
Krwawa czerwień i żółta zieleń bilardu, na przykład, kontrastują z drobną delikatną zielenią na kontuarze, na którym 
stoi różowy bukiet. Białe ubranie gospodarza, czuwającego w kącie tego rozżarzonego pieca staje się na przemian 
cytrynowożółte, bladozielone i płomieniste. […] Nie jest to zatem kolor prawdziwy w sensie koloru lokalnego, ale 
kolor sugestywny, pełen jakiejś emocji, żarliwego temperamentu. […] W moim obrazie Nocna kawiarnia usiłowałem 
wyrazić, że ta kawiarnia jest miejscem, w którym człowiek może […] oszaleć […]. 

Na podstawie: Wiesław Juszczak, […], Warszawa 1985. 

Podaj nazwę kierunku w sztuce, o którym jest mowa w zamieszczonym fragmencie tekstu. 

............................................................................................................................. 

Odnosząc się do powyższego tekstu oraz do własnej wiedzy, wyjaśnij, jaką rolę odgrywał kolor w twórczości tego 
artysty. 

............................................................................................................................. ...............................................................

............................................................................................................................. ...............................................................

............................................................................................................................................................................................ 

Przeczytaj tekst i wykonaj polecenia. 
 
Oto są artyści wystawiający w galerii Durand-Ruel, oraz Ci, którzy ich poprzedzili lub im towarzyszą. Nie są już 
izolowani. Nie trzeba ich uważać za ludzi zdanych na własne siły […] Cóż więc ze sobą przynieśli? Kolor, rysunek i 
oryginalny sposób widzenia […] W dziedzinie koloru dokonali prawdziwego odkrycia, którego źródeł nie można 
nigdzie odnaleźć, ani u Holendrów, ani w jasnych kolorach fresków, ani w lekkich tonacjach osiemnastego wieku. Oni 
po prostu nie zajmowali się jedynie delikatną grą barwną, która wynika z obserwacji najsubtelniejszych wartości 
kolorów przeciwstawnych lub przenikających się wzajemnie. Ich odkrycie polega, ściśle mówiąc, na stwierdzeniu, że 
silne światło odbarwia kolory, że słońce, odbijając się w przedmiotach dąży, siłą swego światła, do sprowadzenia ich 
do jedności świetlnej, która stapia siedem promieni pryzmatu w jeden bezbarwny blask, który jest światłem. Poprzez 
kolejne intuicyjne próby doszli powoli do rozkładania światła słonecznego na poszczególne wiązki stanowiące jego 
elementy i do ponownego odtwarzania jego jedności poprzez ogólną harmonię tęczowych barw kładzionych na 
płótnach. Z punktu widzenia subtelności oka, delikatności układu barwnego, jest to osiągnięcie zupełnie 
niezwykłe. Najbardziej uczony fizyk nie mógłby nic zarzucić ich analizom światła. […] Otóż pierwszy raz malarze 
zrozumieli i odtworzyli lub starali się odtworzyć te zjawiska; w tym czy innym obrazie czuje się drgania światła i 
gorąca; czuje się upojenie światłem, które dla malarzy wychowanych poza naturą i przeciw naturze jest rzeczą 
nieważną, bez znaczenia; światło jest za jasne, za jaskrawe, za mocne. 
 

Edmont Duranty, Nowe malarstwo. W związku z grupą artystów wystawiających w Galerii Durant-Ruel, Paryż, 1876 [w:] Francuscy pisarze i krytycy o malarstwie 
1820–1876. 

 

Podaj nazwę kierunku sztuki nowoczesnej, o którym jest mowa w tekście. 

............................................................................................................................. ......................... 

 

Napisz, co – zdaniem autora tekstu – było największym osiągnięciem przywołanych artystów. 

............................................................................................................................. ...............................................................

.................................................................................................................................................................... ........................ 

 

Jakie odkrycie z dziedziny fizyki wpłynęło na twórczość artystów, o których mowa w tekście? 

.......................................................................................................................................... ..................................................

............................................................................................................................................................................................ 
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Praca domowa: 

Przyjrzyj się poniższej reprodukcji. 
 

 
 
Podaj trzy cechy kompozycji obrazu Vincenta van Gogha. 
……………………………………………………………………………………………………………………………………………………………………………………

……………………………………………………………………………………………………………………………………………………………………………………

……………………………………………………………………………………………………………………………………………………………………………………

…………………………………………………………………………………………………………………………………………………………………………………… 

 
Odwołując się do własnej wiedzy oraz zamieszczonego poniżej materiału źródłowego, wskaż dwa elementy obrazu 
Vincenta van Gogha, dla których inspirację mogła stanowić sztuka Japonii.  
 
Proszę, czy to, czego uczą nas ci prości Japończycy, którzy żyją wśród przyrody, jakby sami byli kwiatami, nie jest 
niemal prawdziwą religią? I nie można studiować sztuki japońskiej, nie stając się zarazem bardziej wesołym i 
szczęśliwszym; trzeba powrócić do natury mimo naszego wykształcenia i naszej pracy w świecie konwencji.  

Na podstawie: Vincent van Gogh, Listy do brata, 2002.  

 
W następnym liście powiedz mi, co o tym sądzisz: po prostu umieszczę czerń i biel, te, które sprzedaje nam kupiec, 
śmiało na palecie i będą ich używać takie, jakie są. Wówczas – zważ, że mówię tu o uproszczeniu koloru na wzór 
Japończyków – kiedy zobaczę w zielonym parku o różowych ścieżkach pana ubranego na czarno, będącego z zawodu 
sędzią […], czytającego „Kuriera”. Ponad nim i ponad parkiem niebo z czystego kobaltu. Dlaczego wówczas nie 
namalować owego Sędziego pokoju zwykłą czernią słoniową, gazetę zaś zwykłą surową bielą. Japończyk przecież 
odrzuca refleks, kładzie płaskie plamy barwne jedne obok drugich i charakterystycznym zarysem określa ruch lub 
kształt.  

Na podstawie: Elżbieta Grabska, Hanna Morawska, Artyści o sztuce. Od Van Gogha do Picassa, Warszawa 1977. 

 
……………………………………………………………………………………………………………………………………………………………………………………
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……………………………………………………………………………………………………………………………………………………………………………………
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…………………………………………………………………………………………………………………………………………………………………………………… 
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W 1874 roku odbyła się pierwsza wspólna wystawa malarzy impresjonistów. Zapoczątkowany przez nich kierunek 
uważany jest za symboliczny początek sztuki nowoczesnej. Wyjaśnij, jakie cechy malarstwa impresjonistów były 
nowatorskie w stosunku do tradycyjnych zasad malarstwa akademickiego. W swojej odpowiedzi odnieś się do 
trzech nowatorskich cech malarstwa impresjonistów.  
 
……………………………………………………………………………………………………………………………………………………………………………………

……………………………………………………………………………………………………………………………………………………………………………………

……………………………………………………………………………………………………………………………………………………………………………………

……………………………………………………………………………………………………………………………………………………………………………………

…………………………………………………………………………………………………………………………………………………………………………………… 

 

Przeczytaj poniższy tekst – wypowiedź Jana Matejki na temat współczesnego mu malarstwa.  

[...] jak jestem u siebie na wsi, nieraz obserwuję, jak wczesnym rankiem obywatelki […] idą z konwiami po wodę, 

rzucając poza siebie głębokie niebieskie cienie. Ja widzę też i słońce, i kontrasty cienia odbijającego niebo, tylko że 

nie potrafię tego zrobić […]. Mam inne zainteresowania. […] Do was należy powietrze i słońce, ja zaś pozostanę ze 

starymi królami. 

J.M. Michałowski, Jan Matejko, Warszawa 1979. 

 

Do jakiego kierunku artystycznego nawiązał Jan Matejko słowami „niebieskie cienie” oraz „słońce i kontrasty 

cienia odbijającego niebo”? 

…………………………………………………………………………………………………………… 

 
Którzy z artystów wymienionych poniżej byli uczniami Jana Matejki? Zaznacz dwie właściwe odpowiedzi spośród 
podanych. 

A. Stanisław Wyspiański  
B. Juliusz Kossak  
C. Andrzej Wróblewski  
D. Jacek Malczewski  
E. Władysław Podkowiński 

 
 
Dłuższa wypowiedź: 
 

1. Postimpresjonizm w sztuce to tendencja, którą można określić jako występowanie przeciwko niektórym 
założeniom impresjonistów, ale też czerpanie z dokonań tego kierunku. Na trzech wybranych przykładach 
artystów, reprezentujących różne postawy artystyczne, wykaż, co w ich dziele było kontynuacją, a co 
postulowali oni w opozycji do impresjonizmu. 

 
2. Lata 70. i 80. XIX wieku to okres bujnego rozkwitu życia artystycznego we Francji. Omów różnorodne 

postawy i zdarzenia artystyczne w sztuce tamtych czasów. 
 
Sztuka francuska lat 70. i 80. była bardzo bogata i różnorodna. Na te lata przypada bowiem okres impresjonizmu oraz 
wszelkich zjawisk artystycznych, określanych w historii sztuki terminem postimpresjonizm, a obejmującym 
neoimpresjonizm Seurata, symbolizm ekspresyjny van Gogha i syntetyczny Gauguina oraz protokubizm Cezanne’a. 
Obok artystów reprezentujących nurty awangardowe w tych czasach tworzyli również artyści, których sposób 
wypowiedzi był znacznie bardziej tradycyjny. 
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