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Fragmenty audioprzewodników towarzyszących wystawie Artystka. Anna 

Bilińska 1854–1893 w Muzeum Narodowym w Warszawie 

 

 

Anna Bilińska, Widok z okna na Saską Kępę, 1877 

 

Zimowy widok prawego brzegu Wisły, ujęty od strony Powiśla, Bilińska 

namalowała w pierwszych latach swego pobytu w Warszawie. Artystka 

przeniosła się tu z rodzinnej Kijowszczyzny wraz z matką i młodszym 

rodzeństwem, by rozpocząć naukę śpiewu i gry na fortepianie w Instytucie 

Muzycznym. Bilińska obracała się w środowisku warszawskiej bohemy 

artystycznej: znała naczelnego dyrygenta Opery Warszawskiej Cesara 

Trobiniego, wybitnego tancerza Jana Popiela, do jej znajomych należała Maria 

Deryng czy Ignacy Paderewski, kolega z Instytutu Muzycznego. Utalentowani 

muzycznie bracia artystki: Władysław i Zygmunt związali swą przyszłość 

z muzyką, Anna zdecydowała się na kształcenie zdolności plastycznych. 

Od 1877 roku uczęszczała na kursy rysunku dla kobiet do prywatnej szkoły 

Wojciecha Gersona. Prawdopodobnie z okien szkolnej pracowni, mieszczącej 

się przy ulicy Oboźnej 5, malowała zimowy pejzaż miejski.  
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Anna Bilińska, Portret damy z lornetką, 1884 

 

Obraz powstał podczas zajęć szkolnych w Académie Julian, prywatnej uczelni 

artystycznej w Paryżu. Bilińska kształciła się tam od 1882 roku, w klasie 

żeńskiej prowadzonej przez Tony’ego Robert-Fleury’ego. Nauka, oparta na 

studiach z żywego modela, zaowocowała serią szkiców w technice węglowej 

i olejnej oraz portretów. Starannie zakomponowana scena została 

zaaranżowana na tle neutralnej ściany pracowni mieszczącej się w Passage 

des Panoramas na Montmartre. Modelka została ukazana w wyjściowej sukni, 

w kapeluszu, którego przybranie stanowił wypchany dziki ptak przypominający 

kuropatwę. U schyłku XIX wieku taka dekoracja nakrycia głowy uchodziła za 

przejaw elegancji i dobrego smaku. Modelka trzyma w dłoniach lornetkę 

i rękawiczki, co ma sugerować plenerowy charakter portretu. Malarka 

z maestrią oddała różnorodność materii i faktur stroju, harmonię stonowanych 

kolorów oraz subtelną karnację portretowanej. Obraz został wystawiony w 1884 

roku w wielkim konkursie rocznym Académie Julian i otrzymał drugie miejsce 

(głównego medalu nie przyznano). W tym samym roku został zakupiony przez 

warszawskie Towarzystwo Zachęty Sztuk Pięknych. 
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Anna Bilińska, Nad morzem, 1886 

 

Scena rodzajowa przedstawia matkę z dzieckiem siedzących na brzegiem 

morza. Strój kobiety oraz leżąca obok siatka rybacka wskazują na jej zajęcie. 

Matka z czułością wpatruje się w dziecko. Spokojne, turkusowe morze 

i widoczne na horyzoncie żaglówki nastrajają melancholią, jednak ciemne 

chmury zbierające się na niebie wprowadzają atmosferę niepokoju. Sygnatura 

dopowiada, że scena rozgrywa się w Pourville-sur-Mer, miejscowości 

nadmorskiej w Normandii, gdzie Bilińska spędziła kilka miesięcy na przestrzeni 

1885 i 1886 roku. Był to dla niej trudny okres żałoby po utracie najbliższych – 

narzeczonego Wojciecha Grabowskiego, ojca Jana Bilińskiego i przyjaciółki 

Klementyny Krassowskiej. Artystce, pogrążonej w rozpaczy, towarzyszył 

przybyły z Warszawy brat Władysław. Duże wsparcie miała również 

w koleżance z okresu wspólnej nauki w warszawskiej pracowni Gersona – Marii 

Gażycz z domu Chrzanowskiej, która w 1886 była już zamężna i miała 

kilkuletniego synka. Prawdopodobnie to właśnie „Marucha”, jak ją nazywała 

Bilińska, pozowała do obrazu. Bliskie relacje z portretowaną tłumaczyłyby 

emocjonalny stosunek artystki do tego przedstawienia, którego fotograficzna 

reprodukcja stała zawsze na półce jej paryskiego mieszkania.  
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Anna Bilińska, Portret własny, 1887 

 

Z obrazu spogląda na widza pewna siebie kobieta, dojrzała artystka świadoma 

swojego talentu i umiejętności. Narzędzia codziennej pracy – paleta i pędzle 

oraz zwykła brązowa kotara w tle współtworzą wizerunek profesjonalnej 

malarki. Bilińska ma na sobie czarną suknię i fartuch. Zwracają uwagę drobne 

ozdoby stroju: bukiecik niebieskich kwiatów zatknięty za pasek, barwne 

lamówki kuchennego fartucha i błyszczące bransoletki. Artystka w realistyczny 

sposób odwzorowała tu swój wygląd, uwzględniła nieregularne rysy twarzy, 

bezładną fryzurę, szczegóły prostego stroju i otoczenia. Brak idealizacji, 

zdecydowana poza i gesty modelki składają się na siłę wyrazu portretu. Obraz 

przyniósł Bilińskiej pierwszy sukces na Salonie paryskim, gdzie w 1887 roku 

został nagrodzony medalem trzeciej klasy, co zapoczątkowało jej 

międzynarodową karierę artystyczną. Portret własny był wówczas szeroko 

komentowany na łamach europejskiej prasy. Portret uznano za pełen prawdy, 

prosty i naturalny, co wynikało z zaskakującego realizmu przedstawienia, 

dającego widzom złudzenie rzeczywistej, namacalnej obecności. Te cechy stylu 

Bilińskiej sprawiły, że niektórzy krytycy zaczęli odtąd określać jej sposób 

malowania jako „męski”. Portret stał się swojego rodzaju wizytówką artystki. 

Współcześnie uznawany jest za manifest profesjonalnych ambicji malarek XIX 

wieku, a jego twórczyni – za postać symboliczną dla całego pokolenia kobiet, 

które jako pierwsze walczyły o przynależne im miejsce w świecie sztuki.  
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Anna Bilińska, Kobieta w kimonie z japońską parasolką, 1888 

 

Pracę, często tytułowaną potocznie jako Japonka, Bilińska namalowała 

w Académie Julian na roczny konkurs organizowany przez dyrektora szkoły. 

W rywalizacji o Prix Rodolphe Julian, czyli „nagrodę Rodolphe՚a Juliana”, brali 

udział studenci ze wszystkich pracowni, zarówno kobiecych jak i męskich. 

W 1888 roku tematem konkursowym było studium kobiety w kimonie 

i z japońską parasolką. Pod koniec XIX wieku Europę opanowała moda na 

Daleki Wschód. Pochodzące stamtąd wyroby rzemiosła były obecne w życiu 

codziennym i pojawiały się na obrazach. Bilińska wybrała technikę pastelową 

na podłożu płóciennym, którą często i chętnie się posługiwała, zwłaszcza po 

1887 roku. Perłowe tło, jasna karnacja modelki, subtelna szaro-różowa tonacja 

kimona i parasolki oraz gęsta faktura pastelu sprawiają, że portret wywołuje 

wrażenie trójwymiarowości. Praca Bilińskiej zdobyła w konkursie Akademii 

pierwszą nagrodę drugiego stopnia. Główną nagrodę otrzymała Anna Klumpke. 

Zgodnie z zasadą panującą w Académie Julian obraz pozostał własnością 

uczelni i zdobił ścianę pracowni kobiecej przy ulicy de Berri 5.  
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Anna Bilińska, Dziewczyna z koszem na progu domu, 1889 

 

Pełen uroku wizerunek młodej dziewczyny stojącej w drzwiach domu, na tle 

tonącego w zieleni podwórka, powstał w Boyardville na wyspie Oléron, na 

zachodnim wybrzeżu Francji. Bilińska dwukrotnie wypoczywała w tych 

okolicach: latem 1889 i 1890 roku. Nad brzegiem oceanu bądź na leśnych 

łąkach Bilińska tworzyła niewielkie pejzaże, malowane szkicowo, przeznaczone 

tylko dla siebie lub przyjaciół. Tam też powstał obraz namalowany 

z perspektywy wnętrza domu, ukazujący przez otwarte drzwi dziewczynę 

z koszem wiktuałów i towarzyszącego jej psa. Artystka zrezygnowała 

z precyzyjnego rysunku i dokładnego odtworzenia szczegółów na rzecz gry 

plam barwnych, dzięki czemu uzyskała efekt bliski luministycznym 

poszukiwaniom impresjonistów. Czekająca na progu dziewczyna była być może 

córką gospodarzy, u których zatrzymała się artystka. Ubrana jest w strój typowy 

dla regionu Nowej Akwitanii: czarną bluzkę, czerwoną spódnicę, jasnoniebieski 

fartuch, czepiec i saboty. Tradycyjny tytuł obrazu mylnie określał ją jako 

Bretonkę.  
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Anna Bilińska, W oknie, 1890 

 

To najbardziej nowoczesny obraz Bilińskiej – pod względem tematu, sposobu 

kadrowania i operowania światłem. Tak pisała o nim prasa londyńska po 

zaprezentowaniu pastelu na wystawie Towarzystwa Pastelistów Brytyjskich 

w Grosvenor Gallery, jesienią 1890 roku. Praca prawdopodobnie powstała 

podczas letnich wakacji, które artystka spędziła w rybackiej wiosce Boyardville. 

W oknie to jedyny obraz, w którym przy sygnaturze Bilińska nie podała miejsca 

jego powstania. W tej kameralnej scenie Bilińska przedstawiła postać 

dziewczyny wychylającej się przez okno ku rozświetlonemu słońcem ogrodowi. 

Młoda kobieta z uwagą patrzy na kogoś, jej zaróżowione uszy mogą świadczyć 

o emocjach, jakie towarzyszą temu spotkaniu. Jasna koszula z ludowym haftem 

przy kołnierzu i rękawach przypomina ukraińskie koszule zwane soroczkami. 

Oświetlona sylwetka dziewczyny wyraziście rysuje się na tle intensywnej zieleni 

roślinności. Z zacienionego wnętrza pokoju wyłania się prosta półka 

biblioteczna wypełniona książkami, gliniany garnek i kilka japońskich wachlarzy. 

Szybę uchylonego okna przesłania kolorowy japoński szablon do farbowania 

tkanin, zwany katagami. 
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Anna Bilińska, Portret młodej kobiety z różą w ręku, 1892 

 

Obraz zamówił do swojej prywatnej galerii malarstwa znany kolekcjoner – 

hrabia Ignacy Korwin-Milewski. Według notatek artystki płótno przedstawia 

pannę Różę Pland. Kobieta o melancholijnej, poważnej twarzy ubrana jest 

w czarną suknię, z którą kontrastuje duża biała kokarda zawiązana pod szyją. 

Inne elementy ubioru, jak kapelusz ozdobiony piórami, rękawiczki i parasolka 

wskazują, że modelka ma na sobie strój przeznaczony do noszenia na 

zewnątrz, na przykład podczas spaceru. Sportretowana kobieta trzyma w ręku 

różę, nawiązującą do jej imienia. Styl malarstwa Bilińskiej łączył znakomitą 

obserwację natury z elementami idealizacji wizerunku. Niektóre partie płótna jak 

pióra, kokarda i róża zostały namalowane swobodnie, z wyczuciem 

zróżnicowania powierzchni i przestrzenności. Innym elementom – sukni, 

parasolce i rękawiczkom – artystka nadała uproszczoną formę i gładką fakturę, 

podkreślając przy tym wybrane szczegóły. Niemal monochromatyczną 

kolorystykę płótna ożywiają akcenty barwne: koralowe kolczyki, bladoróżowa 

karnacja, biała kokarda i czerwony kwiat. Portret został pokazany na Salonie 

paryskim w 1893 roku jako jedyna praca Bilińskiej. W związku z jej śmiercią 

w kwietniu tego samego roku obraz przybrano czarną krepą. Ten gest pamięci 

i uznania sprawił, że melancholijny w swoim wyrazie portret zaczął być wiązany 

z żałobą po zmarłej artystce. 
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Anna Bilińska, Autoportret niedokończony, 1892 

 

Ostatnie dzieło Bilińskiej – nieukończony wizerunek własny. Pracę nad 

obrazem przerwała przedwczesna śmierć 39-letniej malarki. Z portretu 

spogląda kobieta zrealizowana, znająca swoją wartość, kochana. Przykuwają 

uwagę jej duże ciemne oczy o magnetyzującym spojrzeniu i enigmatyczny 

uśmiech. Sposób malowania ujmuje prostotą, naturalnością i swobodą 

przedstawienia. Autoportret był pierwszym obrazem, który artystka namalowała 

po ślubie z Antonim Bohdanowiczem. Jedynym, na którym znajduje się podpis: 

Bohdanowicz-Bilińska. Portret powstał na zamówienie hrabiego Ignacego 

Korwin-Milewskiego, wybitnego kolekcjonera i mecenasa polskiej sztuki. 

Wizerunek miał dołączyć do tworzonej przez niego Galerii Autoportretów 

dwudziestu najbardziej cenionych polskich malarzy, obok Matejki, 

Malczewskiego i Aleksandra Gierymskiego. Bilińska była jedyną kobietą 

zaproszoną do tego grona. Śmiertelna choroba serca nie pozwoliła jej na 

dokończenie obrazu. Pół roku później zmarła. Portret nigdy nie trafił do kolekcji 

Milewskiego. Dziesięć lat po śmierci malarki Antoni Bohdanowicz przekazał go 

do zbiorów Towarzystwa Zachęty Sztuk Pięknych w Warszawie. Obecnie dzieło 

znajduje się w kolekcji Muzeum Narodowego w Warszawie. 
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Anna Bilińska, Portret rzeźbiarza George’a Greya Barnarda w pracowni, 

1890 

 

Największy obraz Anny Bilińskiej. Na obecnej wystawie w MNW europejska 

publiczność może go oglądać po raz pierwszy od 1890 roku. Przedstawia 

George’a Greya Barnarda na tle glinianego modelu jego kolosalnej grupy Walka 

dwóch natur w człowieku, znajdującej się dziś w zbiorach Metropolitan Museum 

of Art w Nowym Jorku. Artysta należał do pierwszego pokolenia rzeźbiarzy 

amerykańskich tworzących w nurcie symbolizmu. W 1883 roku przyjechał 

do Paryża, by podjąć studia w Szkole Sztuk Pięknych. Podobnie jak Bilińska żył 

w biedzie i cały swój czas poświęcał doskonaleniu umiejętności artystycznych. 

Trzy lata później poznał Alfreda Corninga Clarka, który został jego mecenasem. 

Amerykański milioner zapewnił mu stypendium, kupował także prace Barnarda, 

m.in. dzieło widoczne w tle portretu. Rzeźbiarz siedzi na wprost widza, na 

drewnianym cokole wspierającym monumentalny gliniany model tworzonego 

właśnie dzieła, wyłaniający się z ciemnego tła. Mężczyzna trzyma w dłoni bryłkę 

gliny, a jego ubranie jest pobrudzone materiałem rzeźbiarskim, co kieruje 

uwagę na fizyczne aspekty pracy artystycznej. Portretowany ma na sobie 

charakterystyczny strój, w którym dotąd rozpoznawano kostium gladiatora lub 

odzienie robotnika portowego. W rzeczywistości średniowieczny ubiór ma 

budzić skojarzenia z postacią młodego Michała Anioła, do którego wielokrotnie 

porównywano Barnarda ze względu na potężną i surową formę jego dzieł. 
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Anna Bilińska, Jedyna pociecha, 1891  

 

Obraz należy do grupy trzech pastelowych przedstawień typów ludowych, 

namalowanych przez Bilińską w 1891 roku. Na dwóch widoczna jest modelka 

w ukraińskim nakryciu głowy, trzymająca w ramionach niemowlę. Trzeci, 

obecnie zaginiony, przedstawiał mężczyznę palącego fajkę. Jedyna pociecha to 

wnikliwe studium typu ludowego: artystka precyzyjnie odwzorowała etniczne 

cechy urody modelki oraz szczegóły jej ubioru. Jednocześnie jest uniwersalnym 

obrazem macierzyństwa. Warto zauważyć, że wieniec na głowie młodej matki, 

obciągnięty czerwoną tkaniną, stanowił element stroju kobiet niezamężnych. 

Również tytuł może sugerować, że Bilińska przedstawiła pannę z dzieckiem. 

Artystka doskonale oddała więź łączącą matkę z niemowlęciem – powagę, 

czułość i troskę, z jakimi wpatruje się w dziecko. Nastrój skupienia 

i emocjonalny wyraz przedstawienia malarka osiągnęła dzięki skoncentrowaniu 

się na samej postaci oraz wykorzystaniu ograniczonej gamy kolorów, w której 

biel i szarość wzbogacone są odcieniami czerwieni. Tematyka ludowa była 

bliska malarce, która spędziła dzieciństwo na Ukrainie.  
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kuratorki: dr Agnieszka Bagińska, Renata Higersberger / MNW 

 

Wystawa objęta Patronatem Ambasadora Francji w Polsce Frédérica Billet 

 

Godziny otwarcia MNW dla zwiedzających 

poniedziałki: nieczynne  

wtorki–czwartki: 10.00–18.00 

piątki: 10.00–20.00 

soboty–niedziele: 10.00–18.00 

 

Kontakt 

Dział Komunikacji i Programów Publicznych 

Muzeum Narodowe w Warszawie 

komunikacja@mnw.art.pl 

prasa@mnw.art.pl 

+48 609 898 833 

+48 22 621 10 31 wew. 268 


