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Wstęp 
 
Witamy w Muzeum Mazowieckim w Płocku na wystawie 
„Secesja”. Po przekroczeniu wejścia do muzeum przy ul. 
Tumskiej 8, znajdziesz się w recepcji. To duże pomieszczenie z 
czarnymi ścianami. Po lewej, w odległości pięciu metrów od 
wejścia, jest niska lada. Na gości czekają tam pracownicy 
muzeum. Przyjmą od Ciebie twoje okrycie i większy plecak czy 
torbę, które mogą schować do szafki zamykanej na kluczyk. 
Chętnie odpowiedzą także na wszystkie pytania i wskażą drogę 
do muzealnej kasy.  
 
Droga do kasy prowadzi od wejścia prosto, po około 6 metrach 
wchodzimy do łącznika, to prostokątne, wąskie pomieszczenie. 
Po dziewięciu metrach od wejścia do łącznika skręcamy w 
prawo. Jesteśmy w przedsionku patio kamienicy. Po prawej 
stronie, na ścianie znajdziesz tablicę, która pomoże Ci 
zwiedzać naszą wystawę. Na tablicy umieściliśmy kody QR z 
audiodeskrypcjami wielu obiektów „Secesji”, a także teksty w 
druku powiększonym.  
 
Mijając tablicę po prawo już jesteś na patio kamienicy 
secesyjnej. Zanim zakupisz bilet , mamy propozycję dla Ciebie. 
Na patio, po prawej, stoi kilka okrągłych, niewielkich stolików, 
każdy z nich otoczony czterema krzesłami. Tu możesz 
posłuchać opisu dziedzińca i wprowadzenia do wystawy 
„Secesja”.  
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Patio 
 
Jest ono na planie kwadratu o boku 12 metrów. Jesteśmy w 
przestrzeni przypominającej podwórko obudowane z czterech 
stron wysokimi ścianami kamienicy z oknami na każdym z 
pięter. Wysoko, nad czwartym piętrem, jest szklany dach. 
Dlatego w tej przestrzeni głos brzmi zupełnie inaczej niż w 
zwykłym, niskim pomieszczeniu. Dookoła każdego piętra, przez 
dwie z czterech ścian okalających patio, biegną szerokie 
balkony. Podłoga patio jest gładka, wzór na niej układa się w 
czarne, przylegające do siebie kwadraty na szarym tle. Ściany 
okalające patio są beżowe, drzwi i okiennice w kolorze 
zgaszonej, bladej zieleni – to jeden z ulubionych kolorów 
secesyjnych artystów. Jasne, błyszczące, metalowe zdobienia 
na szklanych ściankach balkonów układają się w ornamenty 
przypominające wijące się łodygi.  
 
Już za chwilę wyruszymy wspólnie w podróż w czasie. 
Cofniemy się o ponad sto lat, między lata 1890 a 1910. Właśnie 
w tym okresie modna była secesja.  
 

Co to secesja 
 
Secesja to styl w sztuce, który odcinał się - stąd jego nazwa - 
od akademickich tendencji sztuki XIX wieku. 
Secesja była początkiem „nowej sztuki”, który przeciwstawiał 
się realizmowi i naturalizmowi, wyrażał sprzeciw wobec 
moralności mieszczańskiej, a w dziełach kładł nacisk na 
(wyrażanie wewnętrznych duchowych przeżyć związanych z 
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ludzką egzystencją i tajemniczym światem) indywidualizm, 
symbolizm, estetyzm. 
 
Secesja to sztuka dekoracyjna, która miała zastąpić dawne 
style i spowodować, że przedmioty, budynki, mieszkania – 
wszystko czym człowiek się otacza, będzie jednolite stylowo. 
Przenikała ona wszystkie dziedziny sztuki i rzemiosła, tworząc 
własny zestaw form i motywów. Charakteryzowała się 
upodobaniem do asymetrii, pionowych układów, bogatej 
dekoracyjności i złożonych kompozycji. Inspirowała się sztuką 
Dalekiego Wschodu, zwłaszcza japońskimi drzeworytami. Jej 
głównymi środkami wyrazu były falista, dynamiczna linia, 
płaskie plamy barwne, delikatne, jasne kolory przenikające się 
wzajemnie oraz efekty połysku. Zwracała się ku naturze, 
czerpiąc z niej motywy zdobnicze: żywioły ognia i wody, rośliny 
o wijących się kształtach (irysy, nenufary, lilie, kalie, powoje, 
osty, trzciny), zwierzęta (ważki, motyle, węże, pawie, łabędzie),  
a także postacie fantastyczne (nimfy, smoki, chimery, fauny). 
Ważnym tematem secesyjnej sztuki były też smukłe kobiety o 
falujących włosach oraz inspiracje prerafaelitami, grupą 
artystów z XIX-wiecznej Anglii.  
 

Secesja w Płocku 
 
Zainteresowanie sztuką secesyjną zrodziło się wśród 
pracowników muzeum w latach 60. XX wieku. Wówczas budziło 
sprzeczne opinie. Płock nie był ważnym ośrodkiem tego stylu, a 
sama secesja uchodziła wtedy za przejaw złego gustu. 
Wystawa płockiego muzeum „Secesja w Polsce” z 1967 roku 
początkowo spotkała się z chłodnym odbiorem, ale z czasem 
zdobyła uznanie publiczności, muzealników  
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i prasy, i zakończyła się sukcesem. Dzięki temu muzeum mogło 
rozwijać specjalizację w tym kierunku, gromadząc przez lata 
cenne obiekty: szkło, biżuterię, metal, ubiory i meble. Zbiory te 
pokazywano najpierw w Domu pod Opatrznością, później w 
dawnym opactwie benedyktynów. 
Od 2005 roku wystawa „Secesja” mieści się przy ul. Tumskiej 8, 
w kamienicy wybudowanej w latach 1909–1910 należącej 
niegdyś do rodziny Górnickich, ozdobionej secesyjnymi 
motywami. Prezentacja zbiorów polega na odtworzeniu wnętrz 
z przełomu XIX i XX wieku, dzięki czemu przedmioty można 
oglądać w (ich) naturalnym kontekście, a nie w muzealnych 
gablotach. 
 
Muzeum Mazowieckie w Płocku buduje swą kolekcję secesji od 
roku 1968. W tym momencie posiada największy zbiór w 
Polsce, a ekspozycja w Płocku jest największą w naszym kraju. 
Z tego powodu Muzeum Mazowieckie często jest nazywane 
muzeum secesji. 
 

Rozpoczynamy zwiedzanie 

 
Kasa znajduje się naprzeciw wejścia na patio, po pokonaniu 12 
metrów. To pomieszczenie na planie kwadratu o boku 
mierzącym pięć metrów. Po prawej stronie jest lada, za ladą 
czekają na gości pracownicy muzeum. Chętnie odpowiedzą na 
każde pytanie. To tu można kupić bilet. Po lewej stronie 
znajdziecie duże, szklane gabloty z muzealnymi pamiątkami 
oraz stojaki na muzealne magnesy i pocztówki. Na wprost - 
regał z książkami o sztuce.  
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Wychodzimy z kasy. Kierujemy się na lewo. Po pięciu metrach 
docieramy do drzwi prowadzących do sali z malarstwem i 
rzeźbą Bolesława Biegasa. To od niej rozpoczynamy 
zwiedzanie wystawy „Secesja”.  
 
 
 

Bolesław Biegas. Malarstwo i rzeźba 
 
Wystawa Bolesława Biegasa w Muzeum Mazowieckim w 
Płocku znajduje się w sali podzielonej na kilka części. W każdej 
znajdują się rzeźby i obrazy o innej tematyce: rzeźby 
dwustronne (z dwóch stron wyrzeźbione inne postacie), rzeźby 
realistyczne, obrazy przedstawiające dzikie bestie tzw. 
„wampiry wojny”, obrazy mistyczne oraz rzeźby pomników 
wojennych. Sala ma ciemne ściany i szarą, błyszczącą podłogę. 
Na ich tle wyraźnie widać wysokie) białe rzeźby i kolorowe 
obrazy. 
 
Biegas, urodzony w 1877 roku na Mazowszu, był czołowym 
przedstawicielem symboliczno-secesyjnego kierunku sztuki 
przełomu XIX/XX wieku. Muzeum prezentuje jego twórczość od 
25 lat, a wystawa przy ul. Tumskiej 8 uzupełnia ekspozycję 
„Secesja”. Pokazuje 57 obiektów: rzeźby w gipsie, terakocie i 
brązie, obrazy i tkaninę według projektu artysty. Część 
pochodzi z kolekcji Towarzystwa Historyczno-
Literackiego/Biblioteki Polskiej w Paryżu i została użyczona 
muzeum w wieloletni depozyt, część jest własnością muzeum. 
Ekspozycja przypomina historię artysty – ubogiego sieroty z 
Koziczyna, który dzięki talentowi zdobył sławę w paryskiej 
bohemie XX wieku.  
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Zwrócić uwagę można na stojącą naprzeciw wejścia, nieco po 
prawej stronie, rzeźbę „Feniks wyzwalający narody”. Dzieło 
przedstawia dynamiczną postać mężczyzny z uniesionymi w 
akcie buntu ramionami, z których wyrastają skrzydła. Jego 
ciało, pełne napięcia i siły, wyłania się z form przypominających 
płomienie lub fale. Dzieło emanuje dramatyzmem i 
symbolizmem. 
 
Wchodząc do sali, znajdujemy się w pierwszej części wystawy. 
Kierując się prosto i w prawo, przechodzimy do jej drugiej 
części. Tam, po prawej stronie, na ścianie, umieszczono 
sięgającą od sufitu do podłogi szeroką na około metr tkaninę 
projektu artysty. Utkana przed laty przez kobiety mieszkające 
we wsi Masłówka lniana, jasna tkanina ma ciemny wzór, 
układający się w postać ze złożonymi rękoma, ubraną w strój 
nawiązujący do antycznej tuniki. Postać o długich włosach 
stojąca między dwoma drzewami spogląda w górę, jakby się 
modliła.  
 
W tym aneksie, także po prawej stronie, znajdziemy 
umieszczoną na tle ściany ozdobionej tapetą z żółto – 
czerwonymi kołami białą gipsową, dużych rozmiarów rzeźbę 
„Miłość śmierci” z dużą czaszką na górze i ludzkimi twarzami 
wykrzywionymi grymasami bólu na dole.  
 
Z kolei kierując się z pierwszej części sali na lewo od wejścia, 
na wprost do końca,  znajdziemy się w części trzeciej wystawy. 
Na wprost nas na ścianie zawieszono dużych rozmiarów obraz 
z 1922 roku zatytułowany „Tytan mgielnej burzy”. Prezentuje on 
nagiego mężczyznę z uniesionymi rękoma. Z tułowia oraz z nóg 
mężczyzny wystają pióra. Jego nogi są skrzyżowane, jak do 
siadu skrzyżnego. Skręconą sylwetkę cechuje dynamika. Tytan 
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wygląda jakby krzyczał, walczył, zagrzewał do boju. W tle 
postaci zobaczyć można różnokolorowe nachodzące na siebie 
koła. Obraz namalowany został w bardzo specjalny sposób za 
pomocą nałożenia na siebie licznych małych różnokolorowych 
plamek.  
 
Także w części trzeciej wystawy, po lewej stronie, znajdziemy 
„Ziemię” z roku 1902. To duża, biała, gipsowa rzeźba 
przedstawiająca smutną, ludzką twarz z wielkimi oczodołami i z 
ustami o opadających kącikach. W miejscach zamiast oczu 
kolejne twarze. Inne, mniejsze, wychudzone, przypominające 
wręcz trupie czaszki, kłębią się nad czołem zatroskanej twarzy 
ziemi. 
 
Opuszczamy salę Biegasa. Wracamy na patio i kierujemy się 
lekko na prawo. Po przejściu 11 metrów znajdujemy się w 
klatce schodowej, naprzeciw windy. Po jej lewej stronie 
znajdziecie także schody. Winda wyposażona jest w przyciski 
oznaczone alfabetem Braille'a". Nie posiada funkcji głosowej.  
 
Windą wjeżdżamy na pierwsze piętro. Po wyjściu z windy 
znajdziemy się na jednym z balkonów, o których 
wspominaliśmy, opisując patio. Balkon jest szeroki i 
bezpieczny, jego szklane boki mają półtora metra wysokości, 
zakończone są solidną, drewnianą balustradą. Skręcamy w 
lewo, pokonujemy sześć metrów i wchodzimy do secesyjnej 
jadalni.  
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Jadalnia na pierwszym piętrze  
 
Jesteśmy w jadalni zamożnej rodziny z przełomu XIX i XX 
wieku. Ściany są żółte z brązowym liściastym wzorem, podłoga 
z drewna, okna ozdobione białymi dzierganymi firanami i 
brązowymi zasłonami haftowanymi złotą nicią. Z sufitu zwisają 
duże lampy z metalowymi elementami stylizowanymi na liście i 
kwiaty. Pod ścianami stoją bogato zdobione kredensy, 
serwantki, konsole i stoliki, na nich- porcelanowe figurki, misy, 
dzbany, żardiniery i małe rzeźby. 
 
Pośrodku pokoju stoi prostokątny, wystawnie zastawiony stół z 
kompletu mebli wiedeńskiej firmy Augusta Ungethüma  W 
komplecie ze stołem są stojące za nim kredens, pomocnik, czyli 
mniejszy niż kredens mebel, na który odkładano naczynia,  
stolik i zegar ścienny. Na białym obrusie stoi serwis obiadowy 
projektu Henry’ego van de Velde’a, dekoracyjna patera na 
owoce, kryształowe kieliszki, dzbany w cynowych oprawach i 
platerowe sztućce na koziołkach oraz serwetniki.  
 

Audiodeskrypcja: Serwis obiadowy, 
1903-1904 rok projekt Henry van de 
Velde, Miśnia, Niemcy 
 
Złożony z ponad czterdziestu elementów serwis obiadowy 
prezentowany na białym obrusie prostokątnego stołu w jadalni 
jako zastawa dla dwunastu osób. Porcelana biała, szkliwiona, 
zdobiona elementami w kobaltowym odcieniu błękitu z 
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charakterystycznym dla projektanta motywem fali. Kobalt to 
zimny, intensywny, dość ciemny odcień niebieskiego. 
W skład serwisu wchodzą talerze, filiżanki do zupy z 
podstawkami, waza, półmisek, solniczka i cukiernica oraz kilka 
innych naczyń. 
Motywy dekoracyjne to fale morskie. Jedne to stylizowane 
zaokrąglone, wydłużone grzbiety. Najczęściej umieszczone po 
trzy między równymi odcinkami podwójnej linii na brzegu 
naczynia. Drugie to zgeometryzowane półkoliste fale, gęsto 
przy sobie, pochylone w jedną stronę, tworzące równy 
ornament otaczający naczynie. 
Każde nakrycie to stojące na sobie kolejno: talerz obiadowy, 
talerz głęboki i filiżanka na podstawce. Wokół rantu na talerzach 
obiadowym i głębokim kobaltowa stylizowana fala morska.  
Na podstawce tylko wąski niebieski pasek z trzema maleńkimi 
motywami fali w równych odstępach na obrębie wgłębienia dla 
filiżanki. Filiżanka lekko zwężająca się ku górze. Uchwyt w 
kształcie uproszczonej małżowiny usznej. Od niego 
symetrycznie rozchodzi się dekoracja otaczająca dolną część 
czerepu filiżanki. To powtarzający się geometryczny motyw 
pochylonej fali.  
Waza do zupy o kształcie zbliżonym do spłaszczonej kuli na 
niespełna centymetrowej podstawie o formie ćwierćwałka. 
Korpus dwudzielny z wyraźną, lekko wystającą krawędzią w 
najszerszym miejscu. Nad nią kobaltowa dekoracja 
geometrycznego motywu fali symetrycznie rozchodząca się od 
środka ku wyciągniętym z masy lekko wzniesionym uchwytom. 
Pokrywa wazy spłaszczona o zaokrąglonych brzegach z trzema 
stylizowanymi falami w równych odstępach na obwodzie. 
Pośrodku prosty, podłużny uchwyt wyciągnięty z masy. Pod nim 
w niewielkim wgłębieniu pokrywy umożliwiającym swobodne jej 
chwytanie kobaltowy geometryczny wzór.  
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Półmisek na przystawki zbliżony do koła z czterema kwaterami 
wydzielonymi niskimi przegrodami. Pośrodku wyciągnięty z 
masy duży uchwyt z otworem. Na brzegu naczynia otaczający 
go kobaltowy ornament ze zgeometryzowanej fali morskiej. Na 
krawędziach kwater podkreślające ich kształt kobaltowe, cienkie 
linie. Każda w dwóch miejscach przerwana. Uchwyt wewnątrz 
dekorowany geometrycznym motywem.  
Solniczka czterościenna, na wypłaszczonej, kwadratowej 
podstawie. Z niej płynnie wyprowadzone wirowo skręcone 
ścianki zwężające się ku górze. Otwór kwadratowy, o 
połowę mniejszy od podstawy. Na każdej ściance identyczne, 
geometryczne zdobienie fali powtarzającej skrętny ruch. 
Cukiernica o pękatym brzuścu z wystającą krawędzią w 
najszerszym miejscu. Lekko zwężająca się ku górze. Dwa 
niewielkie, wyciągnięte z masy uchwyty przy rancie. 
Dekorowana zgeometryzowanym motywem pod krawędzią 
brzuśca. 
Na podstawie każdego naczynia od dołu wycisk sygnetu 
projektanta „V.d.V.”. Przy nim malowany kobaltem pod glazurą 
znak dwóch skrzyżowanych mieczy, charakterystyczny dla 
porcelany z Miśni oraz ryty w masie lub szkliwiony kobaltem 
numer.  
Na kredensie stoją wyroby porcelanowe z Miśni, Berlina i Selb, 
a na pomocniku, meblu stawianym  przy kredensie lub stole, 
służącym do odkładania naczyń, potraw i akcesoriów podczas 
serwowania posiłków – zestaw do herbaty z czajniczkiem, 
imbrykiem i dzbankiem oraz szufelka z miotełką. Nawet 
prozaiczne przedmioty były wtedy bogato zdobione. 
Sam pomocnik to wysoki na dwa metry mebel.   
 
W jego dolnej partii znajduje się zamykana na drzwiczki szafka. 
Nad szafką jest blat na którym stoją przedmioty – dzwonek, 
wspomniane szczotka oraz szufelka, dzbanek i czajnik z 
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podgrzewaczem. Powyżej jest szafka zamykana na 
przeszklone drzwiczki. Nad szafką jest kolejna półka z 
przedmiotami codziennego użytku. Drewniany pomocnik 
dekorowany jest motywami roślinnymi oraz kolistymi a także 
metalowymi okuciami. 
 
Po prawej stronie znajdują się meble niemieckie w typie 
kajzerowskim, czyli łączącym formy eklektyczne z secesyjną 
ornamentyką. Na kredensie ustawiono rosyjską żardinierę, czyli 
podłużną szklaną misę oprawioną w metal służącą do 
eksponowania roślin. Przy oknie znajduje się kącik do herbaty z 
rosyjskim samowarem z XIX wieku. Pomieszczenie ogrzewa 
secesyjny piec kaflowy z Poznania, ozdobiony roślinnymi 
motywami. Na ścianach wiszą obrazy polskich artystów, m.in. 
Teodora Axentowicza i Wacława Nowina-Przybylskiego, oraz 
fotografie - portrety mieszczaństwa z początku XX wieku, np. 
Olgi i Roberta Rosigerów. 
Pokój wygląda, jakby zaraz mieli wejść goście – panie w 
jedwabnych sukniach z trenami, panowie w sztywnych 
kołnierzykach. To moment obiadu, przygotowanego przez 
służbę pod nadzorem pani domu. 
Po obiedzie wszyscy przechodzili do salonu. Przejdźmy i my. 
 

Salon na pierwszym piętrze 
 
Salon jest na planie prostokąta o wymiarach 10 na 6 metrów, z 
wejściem pośrodku dłuższej ściany i wyjściem pośrodku 
krótszej. Naprzeciw wejścia są okna z firanami  
i zielonymi zasłonami z lambrekinami. Podłoga to parkiet, 
ściany kremowe z wyrazistym szlakiem kwiatów i złotych liści 
pod sufitem. 
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To reprezentacyjne pomieszczenie domu mieszczańskiego, 
przestrzeń życia towarzyskiego – przyjmowano w nim gości, 
bawiono się i słuchano muzyki. Eksponowano cenne 
przedmioty: obrazy, rzeźby, bibeloty, pamiątki rodzinne  
i suweniry z zagranicy. Wyposażenie pochodzi z Francji, Austrii, 
Niemiec, Czech i Polski. Niezwykłą ozdobą wnętrza są dwa 
żyrandole – wiszący po prawej stronie od wejścia przypomina 
bukiet kwiatów z kutego metalu i szklanych kloszy w kształcie 
kwiatów kalii. Na lewo od wejścia z sufitu zwisa inna lampa. 
Składa się z siedmiu kloszy w formie stylizowanych nenufarów, 
rozmieszczonych symetrycznie na metalowych ramionach. 
Każdy klosz z przezroczystego, kolorowego szkła subtelnie 
rozprasza światło, nadając całości lekkości i elegancji. 
Konstrukcja łączy klasyczne motywy z nowoczesnym 
oświetleniem, tworząc dekoracyjny punkt centralny wnętrza. 
 
Ton wnętrzu nadaje także komplet mebli wypoczynkowych 
Frostów z Gdańska w stylu jachtowym, z przyścienną kanapą z 
lustrem i półkami, obitym tapicerką z zielonego pluszu. 
Obudowa sofy i elementy mebli wykonano z drewna 
orzechowego, a okucia z miedzi.   
 

Audiodeskrypcja: Komplet mebli 
wypoczynkowych, około 1900 rok firma 
Oskara i Ernsta Gustawa Frostów, 
Gdańsk 
 
Komplet mebli z kanapą w obudowie i trzema fotelami obitymi 
zielonym pluszem. 
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Kanapa przyścienna, osadzona na czterech nóżkach w 
szerokiej, drewnianej obudowie. Szkielet połączony z faliście 
wygiętymi poręczami pokrytymi pluszem. Zaplecek pod kątem 
prostym do siedzenia z właściwym oparciem w formie 
prostokątnej poduchy obszytej ozdobnym sznurem na 
brzegach. Na powierzchni naszyta satynowa pasmanteria. To 
motyw dwóch symetrycznych wieńców z listków połączonych 
roślinną wicią wyciągniętą nad nimi w gałązki róż z pięcioma 
pąkami kwiatowymi. Na środku siedziska satynowa dekoracja z 
trzech pączków róż z wyciągniętymi na boki wiciami 
zakończonymi listkami. U dołu siedzisko obszyte dekoracyjną 
taśmą z frędzlami spadającymi do ziemi i kryjącymi nóżki 
kanapy. 
Przednie nóżki toczone z metalowymi żabkami, tylne lekko 
wygięte.  
 
Po bokach wnęki kanapy boczne szafki w kształcie 
prostopadłościennych słupków. Wystają sporo nad oparcie. 
Pomiędzy nimi poziome lustro z półokrągłym zwieńczeniem. U 
dołu ujęte prostą ramą z wąską półką tuż nad oparciem kanapy.  
W każdym słupku od góry kubiczna szafeczka z drzwiczkami z 
okrągłym otworem pośrodku. Drzwiczki mocowane na 
mosiężnych zawiasach zdobionych motywem liści. Okucie 
dziurki od klucza to prostokątna plakietka z małą kołatką. 
Pod każdą szafeczką druga w formie kwadratowej wnęki. Ich 
dolne części w równej linii z półką nad oparciem kanapy. 
Poniżej słupki „zaślepione”. Wewnętrzną ścianką przylegają do 
boków kanapy. W ich górnych częściach po kwadratowym 
przeszklonym otworze w miedzianej ramce. Pod nimi po jednym 
okrągłym miedzianym medalionie osadzonym w płycinie o 
zaokrąglonej krawędzi. Po lewej motyw kobiecej głowy z profilu, 
po prawej – męskiej.  
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Fotele – dwa bez poręczy i jeden z poręczami - analogicznie do 
kanapy z zapleckami pod kątem prostym. Dodatkowe poduchy 
jako właściwe oparcie obszyte sznurem, ozdobione aplikacją  
z pojedynczym motywem wieńca i pąkami róż. Siedziska 
obszyte sznurem, na wierzchu zdobione aplikacją z trzech 
pąków róż z wyciągniętymi na boki symetrycznymi gałązkami  
z listkami. Fotel z bocznymi poręczami pokrytymi pluszem.  
Są wygięte esowato, od góry kryte taśmą tapicerską. 
Każdy fotel na czterech nóżkach ukrytych pod długą frędzlą  
z chwostami.  
 
 
Niedaleko kompletu wypoczynkowego stoi wiedeńskie 
biureczko z uchylnym blatem i przegródkami do korespondencji 
pani domu. 
Salon zdobią serwantki z intarsjami, lustrami i miedzianymi 
okuciami, żyrandole w kształcie kwiatów, taca z liściem platana, 
lampki projektu Karola Frycza i Konstantego Laszczki oraz 
figurki i rzeźby. Wszystkie te przedmioty wyrażają styl 
secesyjny. Podobnie figurka ceramiczna zatytułowana 
„Tancerka” firmy Amphora przedstawiająca istniejącą kiedyś 
postać – słynną Loie Fuller, tancerkę ze Stanów 
Zjednoczonych, która wirowała na scenie unosząc wokół siebie 
przypominające skrzydła zwoje lekkiego materiału.  
W rogu stoi piec kaflowy z Poznania, którego białe ceramiczne 
kafle ozdobione zostały złotymi dekoracjami. W salonie nie 
mogło zabraknąć muzyki – gramofonu, mandoliny, pulpitu do 
nut i pianina. 
 
Na ścianach wiszą głównie portrety kobiet, ale są też pejzaże. 
Jednym z portretów jest dzieło Stanisława Janowskiego 
przedstawiające jego żonę, słynną aktorkę i pisarkę Gabrielę 
Zapolską. Autorka znanych dramatów na obrazie jest elegancko 
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ubrana w bogato zdobioną, białą suknię z elementami złota i 
kwiecistym wzorem, co podkreśla jej status i wyrafinowanie. Jej 
pewna, spokojna poza oraz bezpośrednie spojrzenie nadają 
portretowi godności i siły charakteru. 
Duch epoki żyje tu dzięki secesyjnym zdobieniom: wijącym się 
pędom, liliom, nenufarom, liniom oplatającym meble, kobiety, 
motyle i ważki. Salon był ośrodkiem życia towarzyskiego, 
świadczył o statusie rodziny, a goście dobierani byli starannie. 
Pani domu dbała o atmosferę, prowadzenie rozmów, 
okazywanie gustu i zdolności artystycznych, tworząc wnętrze 
jako „dzieło sztuk wszelkich”, zgodnie z ideą secesji. 
 

Gabinet 
 
Gabinet pana domu to pomieszczenie na planie prostokąta 5 na 
9 metrów, z wejściem na krótszej ścianie i wyjściem naprzeciw. 
Ściany są kremowe ze szlakiem przy suficie, w oknach wiszą 
bordowe aksamitne zasłony. 
 
Gabinet był azylem właściciela – miejscem pracy, lektury i 
przyjmowania interesantów. Wyposażenie łączy funkcjonalność 
z prestiżem, tworząc przestrzeń sprzyjającą skupieniu. Biurko 
po prawej, szafa biblioteczna, stolik i wygodne krzesła po lewej. 
Biurko wyróżnia się bogatym zdobieniem - motywami roślinnymi 
w falistych, secesyjnych formach, które nadają mu 
reprezentacyjny charakter.   
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Audiodeskrypcja : Zestaw przyborów 
gabinetowych, po 1900 drewno i 
mosiądz, wytwórnia Erhard&Sohne, 
Badenia Wirtembergia, Niemcy 
 
Zestaw przyborów gabinetowych to eleganckie przedmioty 
ułożone na blacie secesyjnego biurka w gabinecie pana domu.  
Blat biurka o wymiarach 160 na 143,5  na 87,5 centymetra z 
nadstawką po prawej rzeźbioną w roślinne wzory.  
W lewym rogu mosiężna lampa na wygiętej nodze. Mosiężny 
półkolisty abażur inkrustowany okrągłymi, czerwonymi 
szkiełkami. Na prawo prostokątna, drewniana szkatułka z 
okuciami z mosiądzu. Dalej okrągły mosiężny kałamarz ze 
szklanym wkładem na atrament osadzony w prostokątnej 
podstawie z miejscem na nóż do papieru i pióro. Na prawo 
okrągłe puzderko z mosiądzu i drewniana podstawka na listy 
zdobiona motywem roślinnym. Przed nimi kieszonkowy zegarek 
w złoconej kopercie osadzony na mosiężnym słupku 
wyciągniętym z okrągłej podstawki przypominającej talerzyk. 
Prawie pośrodku, bliżej przedniej krawędzi biurka notes w 
skórzanej oprawie ozdobionej złoconym ornamentem. Po lewej 
kołyskowy bibularz z uchwytem przypominający pieczęć z 
półokrągłą powierzchnią, na której mocowano bibułę do 
osuszania atramentu.  
Nadstawka biurka z dwudrzwiową szafką zamykaną na kluczyk 
i otwartą półką. Na niej okrągły, mosiężny kalendarz z trzema 
poziomymi otworami na tydzień, miesiąc i dzień tygodnia. Obok 
biurka stoi żeliwna spluwaczka z motywem maszkarona na 
klapie.  
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Pan domu podkreślał swój status kulturalny i polityczny, 
gromadząc księgozbiór w biblioteczce z siedziskiem obitym 
skórą i cynowymi okuciami, ozdobioną misternymi elementami 
snycerskimi i metalowymi. 
 
W narożu, po lewej, znajduje się stolik z krzesłami do 
przyjmowania klientów, na nim patera z warszawskiej firmy 
Łopieńskich i drewniana teczka na korespondencję. 
Ściany zdobią portrety, m.in. „Portret Ernestyny Kirszrotowej” 
Józefa Pankiewicza przedstawiający kobietę ubraną w 
elegancką, fioletową suknię z bogatymi zdobieniami, trzymającą 
ciemne okrycie z futrzanym kołnierzem. Spokojna postawa  
i delikatny uśmiech kobiety podkreślają jej dostojność oraz 
pewność siebie. Naprzeciw mamy inny obraz, „Różę Saronu” 
Józefa Mehoffera. Kobieta na obrazie siedzi z gracją na krześle, 
ubrana w elegancką czarną suknię w stylu lat 20. XX wieku, 
trzymając w dłoni białą chusteczkę. To Zofia Minderowa – 
znana krawcowa szyjąca suknie dla bogatych mieszczanek. Jej 
spokojna, zamyślona poza oraz dekoracyjne tło podkreślają 
atmosferę wyrafinowania i subtelnego piękna. 
Z gabinetu przechodzimy do biblioteki. 
 

Biblioteka 
 
Biblioteka to prostokątne pomieszczenie 6 na 3 metry, z 
wejściem pośrodku dłuższej ściany i oknami na prawej krótszej. 
Ściany mają odcień ciepłego jasnego brązu, zasłony i portiery 
nad drzwiami – zielone. Wyjście znajduje się po lewej stronie 
krótszej ściany.  
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Podstawę wyposażenia stanowią dwie okazałe szafy dębowe 
pochodzące z krakowskiego dworku rodziny Kossaków, 
zdobione zielono-różowymi szybami witrażowymi, 
geometrycznymi dużymi podziałami i metalowymi okuciami. Na 
szafach stoją wazony i misy wykonane z surowej terakoty z 
dekoracją fantastycznych postaci, autorstwa Wacława 
Bębnowskiego i Konstantego Laszczki, który jest także autorem 
drewnianej rzeźby „Ewa z drzewem jabłoni” stojącej na stoliku 
po przeciwnej stronie. 
 
Komfort czytania zapewniają sofa, wygodne fotele gabinetowe i 
intarsjowane stoliki z motywami koniczyny, kasztanowca i 
szachownicy, w tym komplet mebli z secesyjną dekoracją obity 
szaro-oliwkowym pluszem. Biblioteka służyła też do dysput, gier 
i rozrywek intelektualnych, np. przy stoliku dwufunkcyjnym 
przeznaczonym jednocześnie do szachów - po rozłożeniu i kart 
- po złożeniu. 
Przy oknie stoi stylowa lampa podłogowa projektu Józefa 
Mehoffera z abażurem ze szkła witrażowego. Prosta masywna 
czarna noga podtrzymuje spory klosz zbudowany z kawałków 
kolorowego szkła układających się w zgeometryzowane motywy 
kwiatów i  winogron połączone z wijącymi się liniami. W rogu 
znajdują się lekkie meble tapicerowane welurem w stylu secesji 
angielskiej oraz nietuzinkowy wygodny fotel z tapicerką projektu 
Giacomo Comettiego. To mebel z ciemnego drewna, z wysokim 
oparciem. Szerokie siedzisko oraz oparcie pokryte są welurem 
z wzorem układającym się w liście o różnych odcieniach 
kolorów zielonego, turkusowego i złotego. Fotel ma drewniane 
poręcze, część przestrzeni między nimi a siedziskiem jest 
zabudowana i także przykryta tapicerką z liściastym wzorem.  
 
Na ścianach wiszą obrazy. Nad fotelem wisi portret Kazimierza 
Wize autorstwa Olgi Boznańskiej. Przedstawia przyjaciela 
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malarki, lekarza i poetę. Na portrecie ukazany  jest on jako 
młody mężczyzna o blond włosach i przenikliwym spojrzeniu 
kierującym się wprost w stronę odbiorcy. Ubrany jest w czarny 
surdut, z którym kontrastują biały kołnierzyk i mankiety. Wize 
siedzi na krześle, którego oparcie ma nie za plecami, a pod 
lewą ręką.  
Naprzeciw obrazu Boznańskiej znajduje się pastelowy szkic 
Stanisława Wyspiańskiego przedstawiający Stefanię 
Wyrzykowską. Młoda dziewczyna na portrecie siedzi, do widza 
zwrócona jest lewym profilem. Ma długie, ciemne włosy, 
splecione dłonie i bardzo smutny wyraz twarzy.   
Z biblioteki przechodzimy do sypialni. 
 

Sypialnia na pierwszym piętrze 
 
Sypialnia to najintymniejsze pomieszczenie domu, prostokąt 13 
na 3 metry, wejście na krótszej ścianie, ściany czerwone jak 
cegła, na podłodze drewniany parkiet w jodełkę. 
Głównym elementem jest garnitur polskich mebli secesyjnych 
firmy Szymona Mannego: dwa łóżka, szafki nocne, szafy, 
bieliźniarka i gotowalnia. Meble zdobią rzeźbione owoce, 
gałązki ostu i lilie wodne, faliste zwieńczenia nadają lekkości 
masywnej konstrukcji mebli lekkości. Wysoka komoda-semanier 
ma siedem szuflad do segregowania bielizny według dnia 
tygodnia. Na niej stoi wiedeński zegar terakotowy" firmy 
Goldscheider z postaciami kobiety i mężczyzny trzymających 
się za ręce oraz łacińską sentencją Amicita vincit horas, czyli 
Przyjaźń zwycięża z czasem. Przy łóżku jest stolik ze 
śniadaniowym zestawem ceramiki Bernarda Blocha. 
Pod ścianą po prawej stronie stoi gotowalnia, to szafka z 
lustrem, która służyła do mycia.  Z powodu braku kanalizacji 
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wyposażono ją w ceramiczną misę i dzban niemieckiej firmy 
Villeroy & Boch; nocnik z kompletu stoi pod jednym z łóżek. Na 
gotowalni umieszczono też przybory toaletowe wykonane ze 
srebrzonej cyny. Dodatkowy kącik toaletowy z ceramiczną 
malinowoczerwoną umywalką Villeroy & Boch znajduje się tuż 
przy wejściu po lewej stronie. 
 
Niedaleko kompletu mebli do sypialni stoją intarsjowane stoliki 
Émile’a Gallé z motywem magnolii. Wystroju wnętrza dopełniają 
witraże „Sarkofag” Witolda Rzegocińskiego oraz obrazy 
Wojciecha Weissa, Stanisława Wyspiańskiego i Wojciecha 
Betleya. 
Po przejściu dwóch metrów prosto i skręcie w lewo wracamy do 
jadalni, a dalej po metrze i skręcie w prawo – na balkon. Po 
sześciu metrach i skręcie w prawo znajdujemy się przy windzie, 
wjeżdżamy na drugie piętro. 
 

Jadalnia na drugim piętrze 
 
Windą wjeżdżamy na drugie piętro. Podobnie jak na pierwszym 
piętrze po przejściu półtora metra na wprost, znajdziemy się na 
jednym z balkonów, o których wspominaliśmy, opisując patio. 
Skręcamy w lewo, pokonujemy sześć metrów  
i wchodzimy do kolejnej secesyjnej jadalni, tym razem na 
drugim piętrze. 
To pomieszczenie na planie prostokąta 11 na 5 metrów, wejście 
jest na dłuższej ścianie. 
 
Jadalnia, zwana też pokojem stołowym, służyła do spożywania 
głównych posiłków i organizowania proszonych herbat. Wnętrze 
wypełniają dwa komplety mebli z epoki.  
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Obok wejścia, po lewej, stoi francuski kredens z czereśniowego 
drewna z przeszklonymi drzwiczkami i gzymsami. Na nim 
srebrna patera Romana Plewkiewicza i alabastrowe popiersie 
włoskiego artysty Ciprianiego Giovanniego. 
Naprzeciw wejścia, pod dłuższą ścianą, stoi komplet łódzkiej 
firmy Karola Wutkego wykonany w latach 1908–1910: stół, 
zegar szafkowo-podłogowy, kredens i pomocnik. Konstrukcję 
ożywiają roślinno-geometryczne reliefy, tłoczona blacha 
miedziana i lustra. Na kredensie – świeczniki, wazon Wacława 
Bębnowskiego, austriacka żardiniera Alfreda Pollaka; na 
pomocniku – biskwitowa patera z Dux. Stół zastawiono 
porcelanowym serwisem Ceres projektu Theodora Shmuz 
Baudissa wykonanym w Królewskiej Manufakturze Porcelany w 
Berlinie. Na mniejszym stoliku blisko stołu – kantyna ze 
sztućcami projektu Romana Plewkiewicza. Kantyną nazywano 
kiedyś duże pudło na komplet sztućców. 
 
Na lewo od kompletu Karola Wutego stoi okrągły stolik z lampą 
projektu Auguste’a Moreau. Lampa ma niecały metr wysokości, 
abażur z jasnego materiału. Przy jej trzonie umieszczona jest 
ceramiczna figurka kobiety w krótkiej, złotej tunice, sięgająca od 
ozdobnej podstawy aż do abażuru. Nad lampą na ścianie 
zawieszona jest płaskorzeźba kobiety z koniem. 
 
W rogu po prawej stronie jadalni stoi lekki francuski komplet 
mebli z około 1905 roku. Elementami jego budowy są ażurowe 
dekoracyjne wykończenia w formie wygiętych listew. W 
kredensie – serwis rosyjskiej firmy M. S. Kuzniecov, dwudzielna 
patera z figurą kobiety na jej środku, dwa metalowe dzbany. Na 
stole żardiniera na kwiaty, taca ze szklankami i seledynowy 
szklany dzban oraz lampka z abażurem wykonanym z 
podobnego szkła. Nieopodal – gramofon firmy Klingsor a nad 
nim na ścianie wiszą dwa duże dekoracyjne talerze cynowe. 
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 Ponadto ściany zdobią obrazy:  pejzaż tatrzański Juliana 
Fałata i portrety kobiet Teodora Axentowicza. Naprzeciw 
wejścia stoi tapicerowana dębowa ławka z ażurowym oparciem 
i metalowa lampa. Na prawo od ławki znajdują się drzwi, które 
prowadzą do buduaru. 
 

Buduar  
 
Buduar w płockim muzeum to prostokąt 6 na 5 metrów, wejście 
na krótszej ścianie, wyjście po lewej stronie dłuższej ściany.  
Buduar był to osobisty salonik pani domu, gdzie spędzano czas 
na robótkach ręcznych, lekturze, przeglądaniu żurnali, 
rozmowach i przyjmowaniu zaprzyjaźnionego grona gości. 
Wnętrze wypełnia komplet secesyjnych mebli. Po prawej od 
wejścia stoi komplet wypoczynkowy: kanapa przyścienna,  
tapicerowana bordową bawełną z aplikacją, w obudowie z 
półkami i półokrągłym zwieńczeniem z lustrem w kształcie 
ulistnionego kwiatu. Do kompletu należą dwa fotele i okrągły 
stolik, na którym ustawiono lampę naftową. 
Pod ścianą wejściową po prawej stoi okrągły stolik z piętrowym 
blatem zwany niemym kelnerem) do serwowania herbaty. Na 
stoliku ustawiono porcelanowy serwis z filiżankami firmy 
Rosenthal i cukiernicę z warszawskiej wytwórni Józefa Frageta. 
W wykuszu po prawej stronie stoi toaletka z drewna 
brzozowego z mahoniowym fornirem i mosiężnymi uchwytami. 
Toaletka ta mogła w buduarze pełnić również rolę sekretarzyka 
do prowadzenia korespondencji przez panią domu.   
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Audiodeskrypcja: Secesyjna toaletka z 
kompletu buduarowego, ok. 1900 rok, 
drewno brzozowe, fornir mahoniowy, 
uchwyty mosiężne, Niemcy 
 
Elegancka, drewniana toaletka na czterech smukłych nóżkach. 
Gładki blat połączony pod kątem prostym z półkolistym lustrem 
w drewnianej obudowie. Na jej szczycie ażurowy ornament z 
giętych linii przypominający koronę o zaokrąglonych 
wierzchołkach. Tafla dzielona pionowo drewnianymi listwami na 
trzy części z największą środkową. Po bokach lustra niskie 
ścianki sięgające brzegów blatu. Od góry dekorowane poziomą 
drabinką. Na skrajach po drewnianym elemencie uformowanym 
w lekko wygięte na zewnątrz łodygi zwieńczone 
talerzykowatymi liśćmi nasturcji.  
Przed lustrem na blacie połączona z jego obudową niska 
nadstawka z szufladką osadzoną na bocznych ażurowych.  
Na blacie mosiężna lampa ze szklanym kloszem o kształcie 
tulipana oraz drewniana, ażurowa ramka z czarno-białym 
zdjęciem i dwie niewielkie secesyjne rzeźby.  
 
Osobisty charakter wnętrza tworzą przedmioty codziennego 
użytku: książki i albumy przy stole, haftowany szal, rękawiczki i 
kapelusz przy toaletce, manekin z koszulą  
i kaftanem nocnym, a także parawan. Parawany osłaniały przy 
przebieraniu i zdobiły wnętrze; trzy ścianki parawanu 
pomalowane zostały w przedstawienia z kobietami– 
personifikacjami pór dnia inspirowanymi twórczością Alfonsa 
Muchy. Alfons Mucha był czeskim malarzem i grafikiem, jednym 
z najważniejszych twórców secesji. Sławę zdobył w Paryżu 
dzięki dekoracyjnym plakatom, zwłaszcza z wizerunkiem aktorki 
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Sarah Bernhardt. Jego styl charakteryzowały płynne linie, 
motywy roślinne, pastelowe barwy i idealizowane postacie 
kobiet. Łączył sztukę użytkową z pięknymi dekoracjami, tworząc 
dzieła pełne harmonii i elegancji, które stały się symbolem epoki 
art nouveau. 
 
Niedaleko parawanu znajduje się rosyjska bieliźniarka, 
wykonana z sosny fornirowanej dębem i złoceniami, ozdobiona 
w górnej części okrągłym tondem, w środku którego znajduje 
się popiersie pięknej kobiety przedstawionej  z profilu. 
 
Wnętrze uzupełniają obrazy i pastele, m.in. „Chryzantemy” 
Leona Wyczółkowskiego i „Pejzaż z wodospadem i zamkiem” 
Edwarda Okunia. „Chryzantemy” Leona Wyczółkowskiego to 
subtelny i nastrojowy obraz, w którym artysta z niezwykłą 
wrażliwością oddał urodę kwiatów. Kompozycja zachwyca 
bogactwem odcieni bieli, żółci i różu, a delikatne światło 
podkreśla kruchość płatków. Wyczółkowski, mistrz obserwacji 
natury, potrafił w prostym motywie odnaleźć poezję i spokój, 
czyniąc z martwej natury pełną życia medytację nad 
przemijaniem. 
„Pejzaż z wodospadem i zamkiem” Edwarda Okunia to 
malarska wizja łącząca romantyczny nastrój z symbolizmem. 
Artysta przedstawia fantazyjny krajobraz,  
w którym potęga natury spotyka się z tajemniczością ludzkich 
budowli. Wodospad, zamek i miękkie światło tworzą niemal 
baśniową atmosferę, charakterystyczną dla stylu Okunia, który 
często łączył realizm z poetycką wyobraźnią i nutą melancholii. 
W buduarze podziwiać można także obraz Wojciecha Weissa 
„Portret Julii Gustawowej Porębskiej” z roku 1902. Przedstawia 
popiersie kobiety ubranej w czarną suknię bądź płaszcz oraz 
czarny kapelusz z woalką nasunięty mocno na oczy. 
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Salon na drugim piętrze  
 
Opuszczamy buduar i wchodzimy do salonu – to pomieszczenie 
na planie prostokąta 9 na 6 metrów, wejście na jednym 
krótszym boku, wyjście naprzeciw. Po prawej trzy okna z 
białymi firanami i bordowymi aksamitnymi zasłonami 
haftowanymi złotem, z lambrekinami i frędzlami. Pod dłuższymi 
ścianami ustawiono niewysokie lekkie meble dekoracyjne czyli 
serwantki, na ścianach wiszą obrazy. 
Salon był reprezentacyjnym pomieszczeniem do przyjmowania 
gości. Ściany pokryto ciemnobrązową tapetą z jasnymi pękami 
kwiatów wg wzoru „Powiew wiatru” Williama Morrisa z 1905 
roku. Meble i dekoracje mają elementy faliste i floralne, nie brak 
też geometrycznych. 
 
Przy wejściu, po lewej, w rogu stoi wiedeńska trójdzielna 
serwantka narożna z drewna brzozowego fornirowanego 
mahoniem, z rzeźbionymi medalionami kobiecymi w stylu 
Alfonsa Muchy. Mieści kolekcję figurek porcelanowych, głównie 
z Królewskiej Manufaktury Porcelany w Kopenhadze. 
Niewielkie, urokliwe figurki przedstawiają m.in. chłopca 
czytającego książkę, parę siedzącą na ławce, małpę, która 
ogląda własny ogon, dziewczynkę z lalką, dziewczynkę z 
kotkiem, dwa słonie, fauna bawiącego się z niedźwiadkiem, 
małe ptaszki. Jedna z nich to z kolei chłopiec  
i dziewczynka. Chłopiec ubrany jest w białą koszulkę i 
niebieskie spodenki, dziewczynka w białą sukienkę,  a na 
głowie ma chustkę. Obejmuje chłopca i patrzy na jego lewy 
policzek, chłopiec patrzy przed siebie. Inna z kolei figurka to 
dwa buldogi francuskie. Psy siedzą obok siebie, dotykają się 
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tułowiem oraz głowami.  Figurka jest wykonana z dbałością o 
detale – psy są różnej maści. Buldog po prawej stronie jest 
koloru białego, ten po lewej ma biały tułów, a na głowie dwie 
szare plamy nachodzące na uszy oraz oczy.  
 
Pod ścianą po lewej znajduje się niemiecki komplet 
wypoczynkowy w stylu jachtowym, z pluszowymi fotelami i 
przyścienną kanapą. Drewniana obudowa kanapy zawiera 
półki, na których ustawiono metalową kasetkę i złotawą 
szkatułkę; nieopodal na stoliku stoi żardiniera. 
Po prawej stronie w głębi salonu, w rogu pod oknem, ustawiono 
austriacki komplet mebli: krzesła obite różowym jedwabiem, 
kanapa z lustrem, stolik z książkami, na nim - lampa naftowa – 
to kącik do lektury.  
Salon uzupełniają serwantki – po obu bokach wejścia, przy 
wyjściu i na końcu dłuższej ściany po lewej, niektóre z lustrami i 
witrażowymi drzwiczkami. Na nich ustawiono platerowany 
świecznik z figurą kobiecą (wytwórnia Norblina), kryształowy 
wazon w metalowej oprawie (Teodor August Werner) i 
niemiecki zegar z postacią Chronosa. Został wykonany z cyny, 
mosiądzu, częściowo srebrzony. 
 
 

Audiodeskrypcja: Zegar z 
postacią Chronosa, ok. 1900 rok 
wymiary całości: 29 cm wysokości, 
podstawa z rozstawą nóg: 23 na 17 na 
17 cm, Niemcy  
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Stojący zegar na trzech niskich nogach o kształcie grotów 
ustawionych na planie trójkąta. Ma formę, którą można 
wkomponować w ostrosłup o wysokości prawie 30 centymetrów 
z tarczą tuż pod wierzchołkiem.  
Dwie tylne nogi połączone rozciągniętą między nimi ścianką 
zwężającą się ku górze. Na jej powierzchni ryte i częściowo 
wypukłe ornamenty z kwiatów maku. Tylne nogi skierowane na 
boki połączone łukami z wysuniętą w przód środkową. Nad nią 
wyciągnięte z tylnej ścianki wybrzuszenie tworzące siedzisko. 
Na nim pełnoplastyczna, czyli trójwymiarowa figura siedzącego 
brodatego Chronosa. Umięśnione, nagie ciało z dużymi, 
częściowo złożonymi skrzydłami. W prawej ręce klepsydra 
oparta o prawe kolano. Nad Chronosem tarcza zegarowa w 
mosiężnej obudowie. Jest biała z okrągłym złotym środkiem, 
czarnymi arabskimi cyframi i czarnymi ażurowymi 
wskazówkami. Osadzona w ażurowym kartuszu o giętej 
krawędzi wspartym na dwóch rozszerzających się pałąkach. Ich 
końce wyciągnięte z krawędzi łuków pomiędzy nogami zegara.  
Na przedniej nodze u dołu grawerowana liczba 25. Na płaskiej 
ściance od tyłu otwór z mosiężnym wieczkiem na zawiasie.  
 
 

Pokój dziecięcy 
Naprzeciw drzwi prowadzących do salonu jest wyjście z tego 
pomieszczenia. Za nim jest pokój dziecięcy, przeznaczony dla 
najmłodszych dzieci i niani. To pomieszczenie na planie 
prostokąta o wymiarach 6×4 metry, wejście pośrodku dłuższej 
ściany, wyjście pośrodku krótszej, po lewej. Znajduje się w 
zacisznej części mieszkania, obok sypialni.  
Pokój jest niewielki, jak na ówczesne standardy dlatego meble 
ustawiono ciasno  przy sobie. Pod ścianą naprzeciw wejścia 



31 
 

stoi kołyska wykonana przez wiedeńską firmę Bracia Thonet z 
giętego drewna, obok większe łóżko metalowe z kolorową 
malaturą na szczytach. Nad łóżkiem urządzono kąt święty z 
dewocyjnym ołtarzykiem i mały, obok łóżka ustawiono 
trójskrzydłowy parawan z haftowanymi bokami. Blisko niego  
fotel dziecięcy z blatem zdobiony sceną bawiących się dzieci. 
Po prawej od wejścia ustawiono zestaw mebli thonetowskich: 
fotel, parę krzeseł, małą kanapę i stolik, na którym stoi 
fajansowa figurka „Szyjąca” wykonana przez fabrykę w 
Pacykowie, przedstawiająca kobietę cerującą bieliznę. 
Dzieci w tamtych czasach bawiły się lalkami porcelanowymi i 
woskowymi, konikami na biegunach, kolejkami, żołnierzykami. 
Pośrodku pokoju prezentowana jest bawarska kolejka i dwie 
lalki, jedna z ruchomymi elementami. Przy drzwiach, po lewej, 
kącik z maszyną do szycia firmy Pfaff i żelazkiem 
spirytusowym. 
 
Ściany pokoju dziecięcego są jasnobrązowe. Po obu stronach 
wejścia, na ścianach wiszą malowane przez Jana Bulasa 
tkaniny z przedstawieniami dekoracyjnych kwiatów ostów i 
maków. Wieszanie na ścianach tkanin chroniło pokój przed 
zimnem. Firanki secesyjne nawiązują do motywów baśniowych. 
 

Sypialnia na drugim piętrze 
 
Wchodzimy do sypialni znajdującej się na drugim piętrze. 
Pomieszczenie jest na planie prostokąta, ma około 4 metrów 
szerokości i 12 metrów długości. Wejście znajduje się pośrodku 
krótszej ściany. Wyjście – po lewej stronie, w dłuższej ścianie. 
Nieco w głębi, po prawej stronie, znajduje się komplet mebli 
sypialnianych z przełomu XIX i XX wieku. Powierzchnie mebli 
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ozdobiono intarsją – czyli wzorem ułożonym z małych kawałków 
różnych gatunków drewna. Wzór przedstawia m.in. maki, ważki, 
wijące się rośliny – symbole nocy i snu.  
 

Audiodeskrypcja: Komplet mebli 
sypialnianych, początek XX wieku, 
różne rodzaje drewna, Śląsk 
 
Pokój sypialniany urządzony kompletem mebli z dwoma 
łóżkami, szafą, toaletką i gotowalnią.  
Rozbudowana szafa z szyfonierą pośrodku i symetrycznymi 
elementami po bokach. Szyfoniera to wysoka komoda z 
czterema szufladami od dołu oraz szafką z podwójnymi 
drzwiczkami. Drzwiczki dekorowane płycinami. Okucia zamków 
mosiężne z kołatkami. Boczne wyższe elementy szafy z 
lustrami na drzwiach. Pod każdym pojedyncza szuflada z 
mosiężnym uchwytem w formie kołatki. Szafa osadzona na 
ośmiu niskich nóżkach.  
Dwa łóżka ustawione blisko siebie, zasłane białą, 
bawełnianą pościelą z koronką na brzegach. Drewniane stelaże 
z wysokimi zagłówkami i podnóżkami. Przy łóżkach szafki 
nocne z marmurowymi blatami. Na każdym z nich lampka o 
zwieszającym się metalowym kloszu z wmontowanymi w niego 
okrągłymi szkiełkami. 
Gotowalnia i toaletka pani domu naprzeciw siebie. Gotowalnia 
to mebel z drewna z marmurowym blatem i lustrem na tylnej 
ściance. W drzwiczkach intarsje z motywem ważki i maków. To 
wzór wycięty w powierzchni i uzupełniony innym gatunkiem 
drewna. Uchwyty szufladek i drzwiczek mosiężne z kołatkami. 
W górnej części bocznej ścianki wmontowany mosiężny 
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wieszak w formie rurki z przewieszonym bawełnianym 
ręcznikiem. Na marmurowym blacie duża misa i dzban z białej 
porcelany dekorowanej kobaltowym ornamentem w kwiaty 
maku. Obok dodatkowe stojące lustro w ramie ze smukłą, 
stylizowaną sylwetką kobiety i gałązką róży oraz srebrne 
akcesoria do czesania. 
Toaletka z nadstawką z trójskrzydłowym lustrem. Środek 
wyższy, boczne skrzydła ustawione pod kątem. W nadstawce 
małe szufladki z mosiężnymi uchwytami. Podobne dekoracyjne 
uchwyty na frontach szufladek pod blatem: jednej dużej 
pośrodku oraz trzech małych po bokach. Na blacie toaletki 
wachlarz, srebrna miseczka, strusie pióro, wpół otwarte 
puzderko, z którego wystaje biała chusteczka i rękawiczki. Na 
podstawce szklane i kryształowe flakony na perfumy. Przed 
toaletką drewniane krzesło z podłokietnikami oraz obitym 
brązową skórą siedziskiem i oparciem. 
 
Za dwoma łóżkami, które zestawione są ze sobą dłuższym 
bokiem, po lewej stronie, znajdują się manekiny prezentujące 
kobiecą bieliznę nocną z epoki: długą koszulę, kaftan i 
pantalony. 
 
W sypialni wszystko zaprojektowano z myślą o małżeństwie. 
Jest nowocześniej niż w sypialni na pierwszym piętrze. Łóżka 
stoją obok siebie, wezgłowiem do ściany. Nad łóżkami 
wieszano zwykle tkaniny i obrazy religijne. Na szafkach 
nocnych stawiano lampki, ramki ze zdjęciami, flakony z 
lekarstwami i sole trzeźwiące. Wewnątrz szafki, w dolnej jej 
części wstawiano nocnik. W naszej sypialni za wezgłowiami 
łóżek, na ścianie zawieszono sięgającą od sufitu do podłogi 
tkaninę, a na niej obraz Franciszka Krudowskiego z roku 1890 
„Madonna z Dzieciątkiem karmiącym szczygła”. Na obrazie są 
dwie postacie – Matka Boska oraz Jezus Chrystus. Kilkuletni 



34 
 

Jezus stoi za siedzącą, zwróconą do nas profilem, matką.  W 
lewej dłoni Jezusa widzimy ptaka – szczygła, nawiązującego 
symboliką do Męki Pańskiej. W prawej dłoni Maryi jest misa w 
kolorze złoto- brązowym. 
 
Za łóżkami w głębi pokoju stoi dekoracyjny parawan z czterema 
skrzydłami. Malowidło na jego skrzydłach przedstawia kwiaty i 
postacie puttów – czyli nagich aniołków. Autorem parawanu jest 
Zdzisław Jasiński, warszawski malarz i rysownik. Parawany w 
tamtym czasie były nie tylko praktyczne – wydzielały prywatną 
przestrzeń – ale też bardzo ozdobne. 
 
Gotowalnia umieszczona jest po prawej stronie sypialni, przed 
łóżkami. Na jej blacie stoją flakony na perfumy, lusterka, leżą 
szczotki do włosów. Wiele przedmiotów wykonanych zostało z 
platerowanego metalu.  
Po lewej stronie sypialni, naprzeciw gotowalni, stoi toaletka z 
lustrem, na blacie której leży pudełko z dodatkami do sukni 
balowych ,  wachlarz, etui na wachlarz i inne akcesoria 
eleganckiej pani domu. 
Po obu stronach wyjścia z pokoju stoją szklane gabloty z 
przyborami toaletowymi. W jednej z nich – po lewej stronie 
wyjścia – znajduje się luksusowy srebrny zestaw wykonany w 
japońskiej firmie Kuhn & Komor. Zdobiony jest motywami 
kwiatów irysa. Znajdziemy tu lusterko, szczotkę do włosów, 
mydelniczkę, flakony na pudry, pachnidła, flakon na szczoteczki 
do zębów, szczypce do rozciągania rękawiczek po praniu, 
haczyk do zawiązywania gorsetu i sznurówek oraz łyżkę do 
butów.  
Tuż przy wejściu, po prawej stronie pod dłuższą ścianą, 
ustawiono wyjątkowe meble: niewielką kanapę i dwa krzesła 
zaprojektowane przez Carla Bugattiego – włoskiego artystę i 
ojca znanego konstruktora samochodów Ettore Bugattiego. 



35 
 

Meble te to połączenie drewna, mosiądzu, brązu i o fakturze 
pergaminu. Zdobienia są inspirowane sztuką Bliskiego 
Wschodu. Namalowano na nich kłosy zbóż, motyle i ptaki. 
Na ścianach wiszą obrazy znanych polskich artystów 
secesyjnych: m.in.  „Autoportret z żoną na tle Anticoli Corrado” 
z roku 1900 autorstwa Edwarda Okunia. Obraz przedstawia 
sportretowanych na pierwszym planie, namalowanych w 
popiersiu, mężczyznę i kobietę w strojach sugerujących epokę 
renesansu. Kobieta ma na sobie czerwoną suknię z niewielkim 
kwadratowym wycięciem, włosy zebrane w dwa koki upięte nad 
uszami, na czole opaskę. Mężczyzna ma na sobie białą koszulę 
i głęboko wycięty pod szyją czarny kaftan. Niemal całą 
przestrzeń za nimi wypełnia wzgórze na tle błękitnego nieba. 
Wzgórze ciasno zabudowane  domami  o kremowych ścianach i 
czerwonych dachach. Na szczycie wzgórza stoi warownia z 
czterema wieżami. To krajobraz kojarzący się z renesansowymi 
Włochami.  
 
Inny obraz w sypialni to „Paryżanka” Wojciecha Weissa z roku 
1902. Przedstawia młodą kobietę ubraną modnie, w stylu 
typowym dla paryskiej elegancji przełomu XIX i XX wieku. 
Widoczna mniej więcej do pasa kobieta ma na sobie 
ciemnoniebieską suknię z wysokim, ciasno zapiętym pod szyją 
kołnierzem i bufiastymi rękawami. Szyję zdobi kokarda w 
jaśniejszych tonach koloru niebieskiego. Upięte z tyłu głowy 
włosy kobiety przykrywa niewielki, jasny kapelusz. Bohaterka 
odważnie spogląda na odbiorcę dzieła zielonymi, przenikliwymi 
oczami. Ma zadarty nos i usta zdradzające pewnego rodzaju 
zuchwałość czy lekkie rozbawienie. Sprawiające wrażenie 
niedbale rzuconych na płótno plamy barwne układające się w 
przedstawienie sukni i kapelusza kobiety odwołują się do 
francuskich eksperymentów w malarstwie w czasach 
impresjonistów.  
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Opuszczamy sypialnię, przechodzimy przez jadalnię w stronę 
wyjścia po prawej stronie. Pora na kolejną salę. To wnętrze 
zaaranżowane na wzór sklepu modniarskiego z przełomu XIX i 
XX wieku. Wyruszamy spod jadalni, pokonujemy 12 metrów 
prosto, skręcamy w lewo. Jeszcze dwa metry prosto i po naszej 
prawej ręce znajdują się drzwi do sklepiku. 
 

Sklepik modniarski  
 

Sklepik modniarski „Wszystko dla pań” to prostokąt o 
wymiarach 10 na 7 m.  Wejście znajduje się na krótszym boku, 
po lewej stronie, w dolnej części pomieszczenia. Zwiedzamy 
prosto 2 m, skręt w prawo i powrót tą samą drogą. 
W sali znajdują się oryginalne meble sklepowe z 1911 r.: trzy 
duże szafy ekspozycyjne - jedna po lewej, dwie po prawej - i 
trzy pastelowo kremowo-zielone lady, odpowiednio przed każdą 
gablotą. 
W szafach prezentowana jest secesyjna moda – bluzki, torebki, 
buty, kapelusze, pudła na kapelusze, bielizna. Jeden z 
prezentowanych w tej gablocie kapeluszy jest czarny, ma duże 
rondo. Wykonany go z materiału podobnego do pluszu. Główkę 
kapelusza okala wstążka z materiału podobnego do satyny. 
Dodatkowo wstążka zawiązana jest w kokardkę do której 
przymocowane są dwa duże pióra – jedno czarne i jedno szare. 
Inny eksponowany tu, słomkowy kapelusz okryty czarną 
koronką z motywami kwiatowymi. Główka kapelusza 
przewiązana ciemnozielonym materiałem. Do ronda przypięte 
są 3 sztuczne, materiałowe kwiaty imitujące róże w kolorze 
białym i bladoróżowym.  
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W gablotach ułożone są modowe akcesoria – kołnierzyki, małe 
torebeczki, wachlarze. Po prawej stronie w głębi ustawiono 
kącik buduarowy z meblami bambusowymi z 1907 roku, gdzie 
modna dama mogła przymierzyć ubrania. 
 
Zbudowana współcześnie duża witryna, będąca jednocześnie 
gablotą muzealną, umieszczona vis-vis wejścia do sklepiku, 
prezentuje suknie i płaszcze z przełomu wieków, tworząc iluzję 
ulicznej wystawy. Wszystkie suknie są długie, mają bardzo 
wąskie talie bogato zdobione koronkami, aplikacjami, dżetami.  
Jedna z nich to zdobiona suknia balowa ze spódnicą z zielonej 
tafty i górą sukni w kolorze kremowym. Ramiona ozdobione ma 
sztucznymi kwiatami o złoto-zielonej barwie". Pas podkreślony 
głębokim wcięciem, rękawy i dekolt wypełniają koronki.  
 
Ściany obite są tapetą według wzoru Williama Morrisa, 
pastelowe, w zielone liście i kwiaty. Moda secesyjna 
inspirowana naturą kształtowała sylwetkę kobiety: spódnice 
przypominać miały swoją formą kielich lilii, stanik - odwłok osy,  
do tego konieczna była wąska talia, a wszelkie dodatki do stroju 
wykorzystywały kwiaty, motywy kwiatowe i pawie pióra. 
Charakterystyczne cechy: sylwetka w kształcie litery „S”, 
gorsety i halki, miękkie, falujące linie, drapowania i bufiaste 
rękawy.  
 
Po wyjściu ze sklepiku skręcamy w lewo 3 m, potem w prawo 
2 m – po lewej winda na trzecie piętro. 
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Galeria szkła secesyjnego 

 
Droga na trzecim piętrze prowadzi z windy na balkon, następnie 
w lewo 7 m do galerii secesyjnego szkła. 
Galeria na planie prostokąta o wymiarach 12x6 m, z w lewym 
dolnym rogu) wyposażona jest w szklane gabloty o wysokości 
1,80 m: trzy gabloty o przekroju trójkąta po prawej stronie – 
każda stoi oddzielnie, dwie naprzeciw wejścia – o przekroju 
trójkąta, złączone razem ze sobą, ciąg gablot pośrodku sali w 
ustawieniu zygzakowatym. Na podświetlanych szklanych 
półkach prezentowane są secesyjne wazony, wazy i kielichy – 
głównie szkła francuskie, czeskie, niemieckie, śląskie, 
austriackie, belgijskie, amerykańskie oraz polskie. 
Innowacje w szkle wprowadził Émile Gallé – warstwowe szkło 
reliefowe z motywami floralnymi i scenami krajobrazowymi. 
Jego wazon z rybakiem znajduje się w gablocie pośrodku sali. 
 
 

Audiodeskrypcja: Wazon z wytwórni 
Emile’a Galle, około 1910 rok Szkło 
warstwowe, 24 cm wysokości, 
szerokość w najszerszym miejscu 26,8 
cm, Nancy we Francji 
 
Szklany wazon o brzuścu z dwóch pionowo połączonych 
okrągłych, lekko wypukłych form. Od góry otwór o kształcie 
łezki o wypukłym, zaokrąglonym brzegu.  
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Wazon jest bezbarwny w środku, na wierzchu powlekany 
dwiema warstwami szkła oddzielnie wypalanymi. Spodnia 
warstwa jasnozielona, matowa. Na jej powierzchni brązowa, 
cieniowana, częściowo polerowana, a częściowo zmatowiona 
dekoracja. Kontury precyzyjne, wypełnienie gładkie. To scena z 
ukazanym prawym bokiem wędkarzem nad jeziorem. 
Mężczyzna w kapeluszu siedzący na kamieniu z wędką w dłoni. 
Od dołu trawiasty brzeg. W wodzie niskie słupki do cumowania 
łodzi. Po lewej rozłożyste drzewo o dwóch grubych pniach. 
Rozrasta się w koronę wypełniającą całą szerokość górnej 
części wazonu. Tafla jeziora gładka, z kępą drzew na wysepce 
w głębi. Ich odbicia w jaśniejszym odcieniu brązu.  
 
Podobne idee kontynuowali bracia Daum. Na ekspozycji mamy 
np. ich zestaw do likieru z motywem ostu. Szkła iryzujące 
tworzył Louis Comfort Tiffany i huty czeskie. Interesujące są też 
śląskie wazony i kieliszki malowane emaliami. 
 
W galerii znajdują się także witraże, w tym witraż z rybami 
Stefana Matejki (okno po prawej od wejścia), oraz malarstwo i 
szkice Wyspiańskiego, Sichulskiego i Stabrowskiego, 
odzwierciedlające motywy szklanych dzieł. 
 
Proponowana trasa zwiedzania: po wejściu metr prosto, skręt w 
prawo, po 10 m skręt w lewo, 4 m do galerii malarstwa i rzeźby. 
 

Galeria malarstwa i rzeźby  
Prostokątne pomieszczenie o wymiarach 6×18 m. Wchodzimy 
wejściem na dłuższej ścianie, wyjście znajduje się po lewej. 
Pośrodku sali stoją krzesła, na których można odpocząć. 
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Na ścianach tej galerii wiszą obrazy, a pod nimi ustawiono 
rzeźby. Dzieła tu zgromadzone przybliżają problematykę i 
różnorodność estetyczną wczesnego modernizmu, określanego 
w naszej kulturze jako Młoda Polska. Choć był to czas zaborów 
i trudnych warunków społeczno-ekonomicznych, jednocześnie 
stanowił czas odrodzenia rodzimej twórczości dzięki artystom 
wykształconym w europejskich metropoliach: Monachium, 
Wiedniu, Paryżu czy Petersburgu. Byli oni świadomi swojego 
warsztatu, aktywnie podróżowali, ale pozostawali pod wpływem 
rodzimych : krajobrazu, kultury, folkloru, itp., pozostawali 
związani z rodzinnymi stronami. 
Obrazy i rzeźby w galerii podzielono na siedem części: 
 
PEJZAŻYZM (po prawej stronie od wejścia) 
Pejzaż, bliski przyrodzie i naturze, stał się jednym z ulubionych 
gatunków wczesnego modernizmu. Twórcy podróżowali po 
Europie w poszukiwaniu inspiracji, ale później malowali w 
Tatrach, Beskidach, na Mazowszu i Ukrainie. Pejzaż zyskiwał 
głębsze znaczenia: rys swojskości, znamiona boskości, 
uniwersalne piękno. Ważną rolę odgrywała działalność 
pedagogiczna profesorów zajmujących się malarstwem 
pejzażowym - Jana Stanisławskiego i Konrada 
Krzyżanowskiego. 
W tej części podziwiać można m.in. obraz „Akwedukty 
rzymskie” autorstwa Edwarda Okunia ukazujący konstrukcję 
starożytnych akweduktów w otoczeniu spokojnego, włoskiego, 
świetlistego pejzażu. Artysta łączy w nim realistyczne 
przedstawienie architektury z nastrojową grą światła, 
podkreślając harmonię między dziełem człowieka a naturą. 
Dzieło emanuje klasycznym spokojem i melancholijnym 
pięknem, charakterystycznym dla symbolizmu i młodopolskiej 
refleksyjności Okunia. 
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Inne dzieło w tej części to m.in. „Zamek w Czorsztynie” Jana 
Stanisławskiego. przedstawia malowniczy zamek położony na 
wzgórzu nad Dunajcem. Artysta, znany z mistrzowskich 
miniatur pejzażowych, stworzył tu syntetyczną, ale pełną emocji 
wizję krajobrazu. 
 
MITYZACJE I MISTYFIKACJE (krótsza ściana po prawej) 
Artyści zgłębiali ludzką tożsamość, fantazje i podświadomość, 
łącząc świat rzeczywisty z mitologicznym i chrześcijańskim. 
Tworzyli krainy fantazji, w których pojawiają się anioły, nimfy, 
fauny, wodniki.  
Najsłynniejsze dzieła tej części: dwa obrazy namalowane przez 
Jacka Malczewskiego „Autoportret. Sława i Sztuka” i  
„Zamyślony faun” oraz rzeźba Konstantego Laszczki „Wodnik”. 
 

Audiodeskrypcja: Konstanty Laszczka, 
Wodnik, 1904 rok, 135 cm wysokości, 
70 cm szerokości, 117 cm długości, 
materiał i technika: gips patynowany 
 
Rzeźba Wodnika jako nagiego mężczyzny o kilku 
fantastycznych cechach fizjonomii. Wykonana z patynowanego 
gipsu, co wygląda jak odlew z brązu. Osadzona na okrągłej, 
wypiętrzającej się podstawie. Figura wygładzona, podstawa 
chropowata. 
Wodnik przysiada na fragmencie skały pochylając tułów. Brodę 
wspiera na lewej dłoni. Łysa głowa dojrzałego mężczyzny o 
surowych rysach twarzy. Ta mocno odchylona ku lewej. Kości 
jarzmowe rysujące się dość ostro i wyraźna linia żuchwy. Oczy 
przymknięte, głęboko osadzone pod wystającymi łukami 
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brwiowymi. Pod oczami ledwo zaznaczone worki. Duże uszy. 
Duży, garbaty nos. Głębokie bruzdy nosowo – wargowe. 
Zaciśnięte usta z wystającą szeroką górną wargą. Ostry 
podbródek oparty na wnętrzu lewej dłoni. Zgięte palce 
częściowo dotykają ust. Przedramię prawie pionowo. Kościsty 
łokieć na lewym udzie. Blisko niego, tuż przy lewym kolanie 
prawa dłoń. Na obydwu rękach uwidocznione bicepsy i napięte 
mięśnie przedramion. Szerokie barki z lekko wystającymi 
kośćmi obojczyków i sterczącymi łopatkami. Wąskie biodra  
i umięśnione nogi. Od bioder kładące się na udach rybie płetwy. 
Wyglądają jak fragmenty błoniastej spódniczki. Prawa noga ze 
stopą płasko ustawioną na podstawie. Lewa zgięta niemal pod 
kątem prostym z cofniętą stopą. Ta wsparta na palcach w 
wyższym miejscu podstawy.  
Sygnatura i data: K. Laszczka 1904 wyryte na podstawie. 
 
KOBIECOŚĆ (dłuższa ściana naprzeciw wejścia, jej prawa 
część) 
Obrazy ukazują kobiecość w sposób symboliczny. 
Prezentowane tu portrety kobiet mówią o witalności, 
odrodzeniu, pięknie ale też przemijaniu i kruchości życia.  
Warto zwrócić uwagę na „Szał uniesień” Władysława 
Podkowińskiego, szkic olejny do o wiele większego obrazu 
znajdującego się w Sukiennicach. „Szał” przedstawia nagą 
rudowłosą kobietę dosiadającą pędzącego, czy może 
spadającego gdzieś w otchłań, wzburzonego konia. 
Kompozycja emanuje namiętnością, szaleństwem i 
dramatyzmem, będąc symbolicznym wyrazem wewnętrznego 
konfliktu między pożądaniem a destrukcją. „Szał uniesień” 
uznawany jest za manifest polskiego symbolizmu i Młodej 
Polski, a także za jedno z najbardziej ekspresyjnych dzieł w 
historii polskiego malarstwa. 
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Inna praca w tej części to „Wiosna” Teodora Axentowicza. 
Obraz przedstawia popiersie młodej, rudowłosej, nagiej kobiety.  
Trzyma ona w dłoniach żółtego tulipana i lustro. Kobieta na 
obrazie jest uosobieniem piękna, młodości, witalności i 
próżności. 
 
W OPARACH ABSYNTU (dłuższa ściana naprzeciw wejścia, jej 
środek) 
Tematyka tej części związana jest z symboliką miasta jako 
miejsca niebezpiecznego, synonimu moralnego zepsucia i 
zagrożenia. Bohaterką obrazów tu prezentowanych jest kobieta 
– femme fatale. Artyści przywołują atmosferę nocnego życia 
bohemy artystycznej wielkich europejskich miast – Berlina, 
Wiednia, Paryża.   
Dzieła tu pokazywane to m.in. „Ćma nocna” Leona Kaufmanna, 
przedstawiająca bladą, skrytą za wielkim czarnym kapeluszem 
twarz kobiety, zagubionej w zapadającym mroku wśród ulic 
Krakowskiego Przedmieścia w Warszawie, oraz „Akt kobiecy” 
Alfonsa Karpińskiego, akt ukazujący leżącą na łóżku kobietę 
ubraną jedynie w zielone pończochy. Obraz tchnie atmosferą 
dekadencji.  
 
SEN-JAWA (dłuższa ściana naprzeciw wejścia, jej lewa część 
oraz krótsza ściana po lewej). Obrazy odwołują się do wizji 
artystów snutych we śnie i na jawie dotyczących sztuki, 
metafizyki, tematów narodowych. Są to m.in. wizje dotyczące 
zniewolenia i wyzwolenia Polski.  Słynne dzieła tej części to 
projekt pomnika Chopina stworzony do Łazienek Królewskich w 
Warszawie przez Wacława Szymanowskiego i obraz Zygmunta 
Badowskiego „Sen o Polsce” przedstawiający wizję uwalniania 
Polski z kajdanów. Śni ją młody emigrant. W jego śnie, który 
został namalowany na obrazie uwalnianiu Polski towarzyszą 
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tłumy ludzi, wśród których są polscy królowie, generałowie i 
artyści. 
 
MROK (dłuższa ściana, po lewej stronie od wejścia, dalej od 
wejścia) 
Tytuł tej części nawiązuje do zagadnienia mroku ludzkiej duszy. 
Tajemnica ludzkiej natury, którą rządzą emocje, instynkty i lęki 
jest dla młodopolskich artystów bardzo ważnym wątkiem. W 
swoich pracach opowiadają oni o tym wtedy, kiedy tworzą 
fantastyczne wizje zagłady, odwołują się do magii czy 
słowiańskiej mitologii.  
Dzieła, które można tu podziwiać to m.in. rzeźba nawiązująca 
do utworu Goethego „Król olch” ukazująca porwanie chłopca 
przez tajemniczego i groźnego króla olch. Obraz Feliksa 
Michała Wygrzywalskiego „Korowód” przedstawia spowite 
czerwoną poświatą nagie ciała skupione w kręgu i unoszące się 
nad czymś, co przypomina piekielną czeluść. 
 
AURA ŚWIĘTEGO CZASU (dłuższa ściana, po lewej stronie od 
wejścia, bliżej wejścia) Przedstawienia sacrum związane są tu z 
realizacjami wybitnych artystów, przeznaczonymi dla kościołów. 
W tej części zobaczyć można projekty witraży i polichromii 
Józefa Mehoffera i Witolda Rzegocińskiego. Sacrum w 
obrazach młodopolskich artystów to często też sfera rodzinna – 
w prezentowanych tu dziełach przywołana jest atmosfera 
spokoju i bezpieczeństwa, jaka kojarzy się z dzieciństwem i 
macierzyństwem. To momenty szczególnie uświęcone, 
naznaczone miłością i czułością. Tak jak w rzeźbie „Popiersie 
dzieci artysty” Konstantego Laszczki oraz w obrazie  „Święta 
rodzina” Józefa Mehoffera. Obraz przedstawia młodą Matkę 
Boską z Dzieciątkiem Jezus w ramionach. Przypomina ona 
zwyczajną kobietę ukazaną w intymnej scenie karmienia. Nad 
siedzącą kobietą z dzieckiem pochylają się czule duże postacie 
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aniołów ubranych w niebieskie, długie suknie. Otulają rodzinę 
swymi ciałami i wielkimi niebieskimi skrzydłami.   
 
Między częściami SEN-JAWA a MROK, w rogu Galerii 
Malarstwa i Rzeźby, po lewej stronie od drzwi, którymi 
wchodziliśmy są kolejne drzwi prowadzące do galerii ceramiki.   
 

Galeria ceramiki   
 
To prostokątne pomieszczenie o wymiarach 4×13 m. Pod 
ścianami stoją szklane, trójkątne gabloty, a pośrodku naprzeciw 
wejścia - dodatkowa gablota. 
Galeria ceramiki to przegląd wyrobów najważniejszych firm 
europejskich i światowych w dobie secesji. Prezentowane 
eksponaty pokazują różnorodność form, technologii i 
materiałów ceramicznych na przełomie XIX i XX wieku oraz 
różnorakie eksperymenty stosowane w tej dziedzinie.  
 
Zbiory ponad trzystu pięćdziesięciu wyrobów ceramicznych 
pochodzą z około stu firm  
i warsztatów. Wśród nich wymienić można fabryki niemieckie: 
Rosenthal, Villeroy & Boch, Królewskie Manufaktury Porcelany 
w Berlinie i Miśni; francuskie: Limoges, Pierrefonds i Lunéville; 
skandynawskie: Rörstrand i Egersund; angielskie: GB & Sons, 
Royal Doulton; holenderskie: Zuid Holland i Rozenberg; a nadto 
działające w granicach Austro-Węgier wytwórnie: Amphora i 
Zsolnay. Ze Stanów Zjednoczonych, z fabryki Rookwood 
Pottery, pochodzą inne nietuzinkowe wazony. Nie brak również 
wyrobów z Królewskiej Manufaktury Porcelany w Kopenhadze i 
z rosyjskiej firmy Kuzniecow.  
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Pokaźną grupę stanowią dzieła rodzime, między innymi z 
Fabryki Fajansu i Terakoty w Pacykowie, Fabryki Fajansu 
Teichweld i Asterblum we Włocławku, manufaktury porcelany w 
Ćmielowie i z fabryki fajansu Julian Niedźwiecki i S-ka w 
Dębnikach pod Krakowem. Wytwórnie te realizowały projekty 
pierwszorzędnych artystów, między innymi Konstantego 
Laszczki i Jana Szczepkowskiego, którzy chętnie sięgali do 
ludowych wzorów Podhala i wsi podkrakowskiej. Osobno 
działali także Wacław Bębnowski i Stanisław Jagmin, 
nadzwyczaj zasłużeni dla tej dyscypliny sztuki na gruncie 
polskim. 
 
Podobnie jak w innych dziedzinach rzemiosła artystycznego, 
realizowano w ceramice ideę odnowy sztuki oraz estetyzacji 
przedmiotów codziennych, zaszczepioną przez przedstawicieli 
ruchu artystycznego Arts and Crafts. Twórcy obserwowali 
wnikliwie naturę, stąd w sferze dekoracji chętnie czerpali z jej 
form – kwiatów, wijących się łodyg czy giętkich liści i postaci 
zwierzęcych. Niezwykłym przykładem potwierdzającym 
zainteresowanie artystów formami floralnymi jest znajdujący się 
w gablocie pośrodku sali serwis projektu Carla Knolla z jego 
karlsbadzkiej fabryki porcelany, którego korpus ukształtowano z 
plastycznie opracowanych płatków irysa. Spośród różnych form 
naczyń wyróżnić możemy serwisy, komplety deserowe, 
żardiniery i wazony do kwiatów, patery, dzbany, talerze, 
półmiski, tace, puzderka i pojemniki do przechowywania 
różnego rodzaju produktów. 
 
Ceramika tamtych lat obejmowała takie materiały jak: porcelit, 
terakotę, fajans, biskwit, kamionkę, porcelanę oraz różne glinki 
ceramiczne. Do jej dekoracji stosowano barwne glazury i 
malatury podszkliwne i naszkliwne. Niezwykle efektownie 
prezentuje się ceramika pokryta glazurą iryzującą, 
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spopularyzowaną na przełomie wieków przez znakomitą 
węgierską wytwórnię Zsolnay. Techniką tą ozdobiono również 
wazony wyrobu wielu innych firm, takich jak Aubusson i 
Vallauris, oraz pracowni artystycznych, na przykład 
znakomitego Clémenta Massiera.  
 
Galerię ceramiki drzwiami wyjściowymi, znajdującymi się na 
ścianie po lewej stronie od drzwi wejściowych do Sali. Jesteśmy 
z powrotem w galerii szkła. Po je opuszczeniu pokonujemy 12 
metrów prosto, skręcamy w lewo. Jeszcze dwa metry prosto i 
po prawej znajdują się drzwi do interesującego nas 
pomieszczenia.   
 

Sala Galicyjska 
 
To sala prostokąta, o wymiarach 7 na 10 metrów. Wejście,  
a zarazem wyjście, jest na dłuższej ścianie.  
Ściany sali są białe, na podłodze jest drewniany parkiet. 
Pomieszczenie jest jasno oświetlone. Na wszystkich ścianach 
wiszą obrazy, wyjątkiem jest ta naprzeciw wejścia. Niemal na 
całej jej długości ustawiono drewniane meble.  
 
Sala Galicyjska prezentuje zbiory sztuki inspirowanej kulturą 
ludową Małopolski, Podhala oraz Huculszczyzny, czyli krain tak 
zwanego Królestwa Galicji i Lodomerii wchodzącego w skład 
Cesarstwa Austro-Węgier. Głównym ośrodkiem rodzimego 
życia artystycznego na tych terenach był wówczas Kraków, 
przyćmiewając nawet pod tym względem administracyjną 
stolicę prowincji – Lwów. 
Nie bez znaczenia była funkcjonująca tam Szkoła Sztuk 
Pięknych, której studenci, nawiązując do tradycji romantycznej 
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oraz przyswajając niektóre zdobycze impresjonizmu i 
symbolizmu, zwrócili swe zainteresowania ku życiu 
codziennemu prowincji i pejzażowi. Z podwawelskim grodem 
związani byli też najwięksi przedstawiciele ówczesnej bohemy, 
jak Stanisław Wyspiański, którego „Madonna wiejska” na 
krótszej ścianie po lewo od wejścia – autorska wersja projektu 
do polichromii krakowskiego kościoła franciszkanów jest jedną z 
pereł naszej kolekcji. 
 
 

Audiodeskrypcja: Stanisław 
Wyspiański, Madonna wiejska, 1904 rok 
pastel na kartonie, wymiary: 250 cm 
wysokości, 130 cm szerokości  
 
Barwne przedstawienie Madonny z Dzieciątkiem otoczonej 
aureolą i kwiatami białych lilii.  
Madonna stoi frontalnie zajmując niemal całą wysokość 
kompozycji. Jest blondynką z długimi włosami w większości 
ukrytymi pod blado-beżową chustą otulającą całą jej postać. 
Twarz owalna, o mocnym kośćcu. Duże niebieskie oczy pod 
cienkimi, brązowymi łukami brwi. Duży nos. Jasnoróżowe usta z 
delikatnie wystającą dolną wargą. Na szyi potrójny sznur 
czerwonych korali. Ubrana w ludowy, krakowski strój z typowym 
niebieskim kaftanem wykończonym czerwonym haftem i 
dekorowanym kolorowymi kwiatami. Spod chusty wyłania 
się lewe ramię zgięte pod kątem prostym. Duża dłoń 
przytrzymuje Dzieciątko siedzące na jej prawej ręce i przytulone 
blondwłosą główką do jej prawego policzka. Jezus ma podobne 
do matki rysy twarzy, niebieskie oczy i wystającą dolną wargę. 
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Ubrany w jasnoniebieską szatkę z koronkowym kołnierzykiem. 
Prawą rączkę wciska pod kaftan Marii. Chusta otacza jego 
ciało. Z drugiej strony wyłania się pod lewym łokciem Marii i 
przesłania resztę postaci. Opada do ziemi pionowymi fałdami 
całkowicie kryjąc sylwetkę i sięgając do dolnych rogów 
kompozycji. Zza niej ku górze na ciemnozielonym tle wyrastają 
giętkie, splątane łodygi. Na wysokości ramion Madonny gęsto 
ulistnione. Wyżej wiele rozwiniętych białych kwiatów lilii. Wokół 
głowy i ramion szeroka, złocista aureola w ciepłym odcieniu. Na 
jej tle oraz w kilku miejscach poza nią złote gwiazdy. 
Przeszklony obraz od góry zamknięty półkoliście, oprawiony w 
złoconą ramę zdobioną płaskorzeźbionymi kwiatami róży i 
liśćmi akantu.  
Sala ta jest przede wszystkim prezentacją malarstwa. 
Znajdziemy w niej dzieła znanych i uznanych jak: Włodzimierz 
Tetmajer – osiadły w podkrakowskich Bronowicach, portretujący 
swoich sąsiadów i okolice, Teodor Axentowicz – bywalec 
paryskich salonów rysujący karpackich górali, czy związani ze 
środowiskiem lwowskim tak zwani „Huculi”: Władysław Jarocki, 
Fryderyk Pautsch, Kazimierz Sichulski.  
 
Towarzyszą im prace mniej dziś pamiętanych artystów: Alfonsa 
Karpińskiego, Ludwika Stasiaka, Wincentego Wodzinowskiego. 
Jest też swego rodzaju „akcent mazowiecki”: skromny, lecz 
niezwykle wymowny obraz Franciszka Szwocha – malarza 
urodzonego w niedalekim Płońsku. 
 
Ekspozycję uzupełniają rzeźby, w tym „Krakowianka” 
Konstantego Laszczki. To niewielka, drewniana rzeźba 
przedstawiająca młodą, siedzącą kobietę pochodzącą  
z ludu. Kobieta ma ręce splecione z przodu na kolanach jak do 
modlitwy. Ubrana jest w tradycyjny strój krakowski, na głowie 
ma zawiązaną chustę - oznaczać to może, iż jest już mężatką.   
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Z wyrobów rzemieślniczych uwagę zwracają meble o 
efektownej dekoracji snycerskiej autorstwa Wojciecha Brzegi, 
wykonane przez lwowski zakład Jana Rużyńskiego, a także 
ceramiczne komplety śniadaniowe zaprojektowane przez Jana 
Szczepkowskiego według rysunków „ojca” stylu zakopiańskiego 
– Stanisława Witkiewicza, a wyprodukowane w firmie Jana 
Niedźwieckiego w Dębnikach pod Krakowem. Kolekcję 
artystycznych przedmiotów codziennego użytku wzbogacają 
przykłady oryginalnego huculskiego rzemiosła przekazane do 
zbiorów muzealnych jeszcze przed drugą wojną światową i po 
raz pierwszy prezentowane na wystawie stałej. 
 
Opuszczamy Salę Galicyjską. Zaraz po wyjściu skręcamy w 
lewo, pokonujemy dwa metry, skręcamy w prawo i po kolejnych 
dwóch metrach po naszej lewej ręce znajdujemy windę. 
Wjeżdżamy na czwarte piętro.  
 
Droga do kolejnych sal wystawienniczych jest taka sama, jak na 
poprzednich piętrach - po wyjściu z windy i przejściu półtora 
metra na wprost, znajdziemy się na jednym z balkonów, o 
których wspominaliśmy, opisując patio.  Skręcamy w lewo, 
pokonujemy sześć metrów i wchodzimy do pierwszego 
pomieszczenia wystawienniczego na czwartym piętrze – Galerii 
Metalu i Medalierstwa.  
 

Galeria metalu i medalierstwa  
 
Pomieszczenie ma wymiary 12×5 m. Wejście jest w rogu 
dłuższej ściany. Pod ścianami wysokie szklane gabloty. Pod 
ścianą po prawej stronie – gabloty niższe. Zwiedzanie odbywa 
się dookoła sali. 
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W gablotach zaprezentowane zostały metalowe przedmioty 
codziennego użytku z przełomu XIX i XX w., m.in. dzbany, 
puchary, sztućce, patery, tace, żardiniery, świeczniki, 
popielniczki, kałamarze i nożyki do papieru. Dekoracje obejmują 
wici roślinne, motywy zwierzęce, sylwetki kobiet i abstrakcyjne 
formy faliste. Wśród eksponatów wyróżniają się srebrne i 
platerowane wyroby oraz popularne cynowe przedmioty, które 
imitowały droższe materiały. Zbiory zawierają wyroby polskich 
firm, a także wytwory niemieckie i francuskie, w tym 
dekoracyjne wazony z elementami rzeźbiarskimi. 
Jedna z umieszczonych w gablocie mosiężnych papierośnic ma 
owalny kształt. Jej lewy brzeg przybiera kształt drzewa z 
ulistnioną koroną.  Pod jego korzeniami trawa. Zza pnia 
wybiega na prawo dzik. Papierośnica była z pewnością 
drobiazgiem dla wielbicieli polowania lub cygar. 
W gablocie naprzeciw wejścia podziwiać można srebrny 
puchar. Czara od góry nie ma żadnych zdobień, jednak im niżej 
w stronę trzonu pojawiają się dekoracyjne motywy 
geometryczne przepasane sznurem. Widnieją tam także daty 
1881-1905. Być może puchar to pamiątka po ważnym 
wydarzeniu.  
Jednym z najpiękniejszych obiektów jest dzban na wino 
Tiffany’ego, także znajdujący się w gablocie naprzeciw wejścia. 
Wykonano go ze srebra, miedzi i mosiądzu. 
 

Audiodeskrypcja: Dzban, ok. 1900 rok, 
19,5 cm wysokości, średnica podstawy 
12,5 cm, wytwórnia Louis Comfort 
Tiffany & Company z Nowego Jorku 
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Dzban ze srebra pokryty wypukłą dekoracją z mosiądzu i 
miedzi. 
Brzusiec w kształcie cylindra z węższą szyjką o przekroju koła z 
wylewem uformowanym w dzióbek i giętym uchwytem. Szyjka 
to piąta część wysokości dzbana. Wykonany w całości ze 
srebra puncowanego w drobny wzór przypominający gęste 
odbicia opuszka palca. Łączenie między szyjką a brzuścem 
zaznaczone wąską srebrną opaską. Uchwyt ze srebra o 
kształcie połowy serca przylutowany na szyjce i tuż nad dnem 
dzbana. 
Na całej powierzchni wypukła kompozycja odlanych z miedzi  
i mosiądzu roślinnych dekoracji. To wijące się łodygi i liście 
ogórka. Wśród łodyg charakterystyczne, spiralnie poskręcane 
wąsy, kilka kwiatów oraz zwieszające się długie, dorodne 
ogórki. Między liśćmi dwa niewielkie motyle, świerszcz i ważka. 
Cała dekoracja wykonana z różnych odcieni metalu. To jasne i 
ciemniejsze srebro, żółty mosiądz, wpadająca w czerwień 
miedź. 
 
W kolejnych gablotach uwagę zwrócić można na uroczy 
pojemnik na miód w kształcie srebrnej pszczoły z czerwonym, 
szklanym odwłokiem, srebrny imbryk przypominający złożone w 
kształt stożka liście kapusty czy koziołki – małe podstawki w 
kształcie rozciągniętych w biegu zajęcy, na których opierano 
sztućce pobrudzone w trakcie posiłków. 
 
Część wystawy poświęcona została medalierstwu. Prezentuje 
jedną z największych w Polsce kolekcji medali i plakiet z okresu 
secesji. Eksponaty wyróżniają się delikatnym modelunkiem, 
malarskimi efektami i wyważoną kompozycją. Przełom w 
medalierstwie wprowadził François Joseph Huber Ponscarme, 
tworząc portrety psychologiczne z integralnym napisem. Ważną 
grupę stanowią prace francuskich medalierów oraz polskich 
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twórców, w tym Konstantego Laszczki, np. plakieta z portretem 
Fryderyka Chopina. 
Wejście do kolejnego pomieszczenia znajduje się naprzeciw 
wejścia do Sali  w której obecnie się znajdujemy.  
 

Galeria biżuterii 

 
Pomieszczenie na planie prostokąta o wymiarach 5×18 m, 
wejście z prawej. Pośrodku sali na całej jej długości stoją 
wysokie szklane gabloty. Każdą z nich można obchodzić 
dookoła.  
 
Kolekcję biżuterii stanowią wyroby jubilerskie z przełomu XIX i 
XX wieku, wykonane w znakomitych europejskich pracowniach i 
firmach złotniczych. Niewielka jej część pochodzi z drugiej 
połowy XIX wieku, jako zapowiedź nadchodzących przemian 
stylowych. Ten wyjątkowy zbiór obejmuje brosze, wisiory, 
naszyjniki, pierścionki, kolczyki, bransolety, zegarki 
kieszonkowe, spinki do mankietów i krawatów, klamry  
do pasków i papierośnice. Zgromadzone obiekty świadczą o 
bogactwie ornamentyki secesyjnej, którą stosowali artyści 
jubilerzy. Przejawiała się ona w: dekoracjach kwiatowo-
roślinnych, motywach zoomorficznych, sylwetkach i głowach 
kobiecych oraz stosowaniu zarówno miękkiej, organicznej linii 
zdobienia, jak i tej zgeometryzowanej.  
 
Na przełomie wieków biżuteria stanowiła istotny element 
kobiecego wizerunku  
i noszona była często w sposób ostentacyjny. W gablocie 
pierwszej po prawo od wejścia możemy podziwiać biżuterię 
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wieczorową, wykonaną z najszlachetniejszych kruszców i 
kamieni. Na uwagę zasługuje pochodząca z Wiednia, osobliwa 
brosza w kształcie chrząszcza, którego pancerz stanowi duży, 
ciemnoczerwony kamień – almandyn. 
 
Wśród zgromadzonych eksponatów zachwyca także inna 
realizacja z nieokreślonej pracowni warszawskiej – brosza w 
kształcie piórka, bogato zdobiona szafirami  
i brylantami. Jest w drugiej gablocie, licząc od prawej strony.  
 
Popularnym połączeniem było wysadzanie biżuterii 
ciemnoczerwonymi rubinami i  jasnozielonymi chryzolitami, 
chętnie stosowane przez rosyjskich złotników, które możemy 
dostrzec w okazałym wisiorze o formach kwiatowych. Inne 
jubilerskie wyroby to kieszonkowe zegarki o złoconych 
kopertach, zdobionych diamentami, brylantami i perełkami. 
Zegarki podziwiać można w drugiej i trzeciej gablocie.  
 
W kolejnych gablotach prezentujemy biżuterię zdobioną 
różnymi technikami emalierstwa. Powierzchnię metalu 
dekorowano nakładając sproszkowane, barwione tlenkami 
metali szkło stopione w wysokiej temperaturze.  
 
Wielokolorowa emalia zdobi kopertę zegarka autorstwa 
słynnego rosyjskiego zegarmistrza Pawła Burego, z miniaturą 
odtwarzającą motyw z litografii Alfonsa Muchy. Znajdziecie go 
w trzeciej gablocie od prawej strony. 
 
Uwagę zwraca również umieszczony w tej samej gablocie 
szwajcarski zegarek-wisior w kształcie żuka o niebieskich, 
emaliowanych skrzydłach, które po rozłożeniu odkrywają 
miniaturowy cyferblat.  
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W trzeciej gablocie możemy podziwiać emaliowaną 
papierośnicę wysokiej klasy artystycznej, sygnowaną przez 
złotnika Augusta Fryderyka Hollminga, pracującego dla firmy 
Carla Fabergego. 
 
Około 1900 roku pojawił się nowy rodzaj tańszej biżuterii, w 
związku z reakcją kręgów artystycznych na masową 
wytwórczość warsztatów jubilerskich i stosowanie kosztownych 
kamieni. W pracowniach zaczęto używać niedrogich 
materiałów: srebra, mosiądzu, emalii, szkła, opali, turkusów i 
surowców organicznych: macicy perłowej, pereł, koralowca, 
kości słoniowej.  
 
Interesującym obiektem artystycznym, wykorzystującym motyw 
smoków, jest złota ażurowa klamra do paska projektu malarki 
Marii Giżbert-Studnickiej, wysadzana mieniącymi się opalami, 
perłami i rubinami, będąca realizacją krakowskiego zakładu 
złotniczego Czaplicki. Jest w czwartej gablocie.  
 
Uzupełnienie kolekcji stanowią papierośnice i klamry do pasków 
o fantazyjnych kształtach, podkreślających wąskie, kobiece talie 
ściskane przez gorsety. Akcesoria te stanowiące przedmioty 
użytku codziennego wykonywano często z mniej szlachetnych 
materiałów, jednak dzięki secesyjnym dekoracjom były one 
niezwykle efektowne.  
 
Ponadto przestrzeń galeryjną dopełniają umieszczone na 
ścianach duże, podświetlane reprodukcje fotografii i pocztówek 
z przełomu wieków prezentujące damy z epoki secesji w 
modnych strojach uzupełnionych biżuterią. 
 
Po wyjściu z sali biżuterii (wejście pełni także rolę wyjścia) 
przechodzimy na powrót przez salę metalu. Po jej opuszczeniu i 
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pokonaniu 4 metrów do przodu, po prawej znajdziemy windę. 
Zjeżdżamy nią na parter. To moment pożegnania. Jesteś na 
patio. Przechodząc 12 metrów możemy wrócić do łącznika i 
kierując" się w lewo wrócić do recepcji.  
Dziękujemy za wyprawę naszym secesyjnym wehikułem czasu!  
Zapraszamy także na wystawę art déco, mieszczącą się przy 
ul. Kolegialnej 6.  
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