
Artystyczne  spotkania  „Vienna
Dream”  i  malarstwo  Jacka
Rozmiarka

Fot. arch. Jacka Rozmiarka
Agnieszka Kuchnia-Wołosiewicz (Wielka Brytania)

Spotkaliśmy się…  dzięki sympatii do opery. Następnie okazało się, że świat Jacka,
który dla mnie jest mocno abstrakcyjny, bowiem w najmniejszym stopniu nie jestem
nieuzdolniona plastycznie, przenika poezja!  Ten wspólny mianownik pozwolił nam
przeżyć  niezwykłe  chwile  w  wiedeńskiej  Piwnicy  Polsko-Austriackiego
Stowarzyszenia  Kultury  “Takt”.  

Jacek Rozmiarek pochodzi z Poznania, ale od wielu lat mieszka i pracuje w Wiedniu.
Maluje głównie kobiety i konie. Posługuje się akrylem.  Jego obrazy prezentowane są
podczas wystaw indywidualnych i zbiorowych we Włoszech, w Austrii i Polsce oraz w
wielu innych krajach. Stają się one także często okładkami zbiorów poetyckich oraz
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wizualnym dopełnieniem publikowanych w nich wierszy. Powołał do życia projekt
Vienna Dream, czyli artystyczne spotkania przy kawie, które przyciągają artystów z
całego świata, a także szeroką widownię.

Jak zaczęła się Twoja przygoda z malarstwem?

Rzeczywiście jest to przygoda i… nie spodziewałem się,  że tak się ona potoczy;
rozwinie.  A  zaczęło  się  banalnie.  Malowałem  sam  dla  siebie  i  nikomu  nie
pokazywałem  moich  obrazów.  Leżały  w  szafie,  na  szafie  i  za  szafą.  (śmiech!)
Pierwsza praca powstała w 2015 roku, natomiast pierwszy mój wernisaż odbył się w
Wiedniu w 2018 roku. Jestem samoukiem. Swoją wiedzę czerpię z książek, a także
słucham innych artystów – rozmawiam z nimi, bywam na wernisażach i wystawach.

Twój styl i technika?

Trudne pytanie. Myślę, że wciąż jeszcze szukam swojego stylu. (uśmiech!) Maluję
farbami akrylowymi.

Jak wygląda Twój proces twórczy i co stanowi dla Ciebie inspirację?

Moją  inspiracją  są  kobiety  i  konie.  Pomysły  rodzą  się  same.  Czasami  zobaczę
ciekawą fotografię i to wystarczy; jest impulsem do tworzenia. Staram się, aby moje
obrazy nie pokazywały wszystkiego… Lubię niedopowiedzenia. Dzięki nim odbiorca
zyskuje  przestrzeń  percepcyjną,  którą  może  dowolnie  wypełnić  swoją  własną
interpretacją.  Odczuwam wielką satysfakcję, jeśli uda mi się uruchomić wyobraźnię
widza. Warto dodać, że niezwykle często okazuje się, że każdy dostrzega coś innego.
I to jest niezwykłe!

Jesteś właścicielem trzech wspaniałych kotów. Czy zdarza im się występować
w roli modeli?

Kiedyś  namalowałem portret  mojego kota i  był  też jakiś  obraz na zamówienie,
jednak nie czuję się w tym dobrze. (uśmiech!)



Publikacja na temat twórczości Jacka rozmiarka
Można śmiało powiedzieć, że wystawiasz swoje prace niemal w całej Europie.
Jakie to uczucie?

Jestem  szczęściarzem!  Moje  obrazy  trafiły  do  galerii  w  Wiedniu,  Krakowie,
Mediolanie, Wenecji,  Padwie i Varbalog. Trzeba mieć marzenia i zamieniać je w
życie. Mam już zaproszenia na wystawy: w Polsce, we Włoszech, w Portugalii, na
Słowacji, w Austrii i na Węgrzech. Jest też w planie impreza polonijnych artystów z
Wiednia w Londynie, gdzie wraz z moimi przyjaciółmi będę gościć na zaproszenie
Twoje i Remiego Juśkiewicza. Dużo się dzieje!

Vienna Dream Jacek Rozmiarek, czyli…

Na  potrzebę  organizacji  moich  wernisaży  stworzyłem  markę  Vienna  Dream.
Pierwsza  impreza  pod  jej  szyldem  miała  miejsce  cztery  lata  temu.  Odbyło  się
wówczas małe kameralne spotkanie w gronie najbliższych znajomych. W tym roku



jest to już impreza międzynarodowa, promująca artystów z całej Europy. Vienna
Dream jest dla każdego, kto lubi sztukę i dobrą zabawę. Spotykają się tu ludzie ze
wszystkich środowisk.

Jakiś czas temu w Piwnicy “Takt” odbył się właśnie tego rodzaju event…

Tak. Było wspaniale. Pragnę w tym miejscu raz jeszcze podziękować wszystkim za
przybycie  i  cudowną  atmosferę,  jaką  razem  stworzyliśmy!  Pierwszy  raz
organizowałem  wydarzenie  o  charakterze  międzynarodowym  –  mój  pomysł  i
realizacja.  Logistycznie  dość  duże  wyzwanie!  (uśmiech).  Zaprosiłem  twórców,
których  znam  osobiście.  Impreza  miała  na  celu  integrację  artystów  polskich  z
różnych środowisk i miejsc w Europie. Odnosi się to również do gości.

Dziękuję za rozmowę i życzę Ci kolejnych sukcesów!



Obraz Jacka Rozmiarka we włoskiej galerii
*

Zobacz też:

Radiowiec z Dublina. Tomasz Wybranowski.

„Piosenki na koniec tygodnia” – projekt muzyczny Remiego Juśkiewicza z Londynu
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Janusz  Skowron.  45-lecie  pracy
twórczej nowojorskiego artysty.
Janusz Skowron  urodził  się  w Kolbuszowej  (1958).  Studiował  sztuki  piękne na
Uniwersytecie  UMCS w Lublinie.  Uzyskał  dyplom u  prof.  D.  Kolwzan-Nowickiej
(1983). Od 1989 mieszka i pracuje w Nowym Jorku. Jest członkiem międzynarodowej
multimedialnej grupy artystycznej „Emotionalism” (od 1999). Brał udział w ponad
trzystu wystawach, prezentując swoje prace w Polsce, na Węgrzech, w USA, Korei
Południowej,  Chinach,  Francji,  Danii,  Czechach,  Ukrainie  i  Niemczech.  Uprawia
malarstwo, rysunek, fotografię i grafikę. Był kuratorem i promotorem ponad dwustu
wystaw  i  promotorem sztuki  polskiej  w  Ameryce.  Współtworzył:  Galerię  KONT
(Lublin  1978),  Shtooka  Gallery,  Starbucks  Gallery  oraz  założył  A.R.  Gallery
(Brooklyn, NY). Jest członkiem PIASA oraz Rady Instytutu Piłsudskiego w Nowym
Jorku.
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Janusz Skowron
Bożena Chlabicz-Polak (Nowy Jork)

Prawie pół wieku… w życiu artysty – szmat czasu. Moment podsumowań. Pretekst do
remanentów w magazynach. Dobra chwila na retrospektywę i pisanie biografii. I
taka właśnie chwila nadeszła również dla Janusza Skowrona, ciągle tak aktywnego i
pełnego młodzieńczej pasji do sztuki, że naprawdę trudno wierzyć, że już od niemal
pół wieku zaraża swoim artystycznym entuzjazmem zarówno polską, jak i – przede
wszystkim – nowojorską publiczność.

Na rozpoznawalność i popularność po obu stronach oceanu Janusz zasłużył sobie
zarówno liczbą wystaw w USA, Polsce i na świecie, jak też aktywną i intensywną
obecnością w środowisku artystycznym swoich dwóch ojczyzn, choć – ze względu na
fakt, że żyje i tworzy od ponad trzydziestu lat w Nowym Jorku – jest znany przede
wszystkim  w  Stanach  Zjednoczonych.  Jest  tu  nie  tylko  uznanym  malarzem  i
grafikiem,  ale  również  kuratorem,  mecenasem,  popularyzatorem  i  animatorem



wystaw oraz  wydarzeń  artystycznych  dla  niezliczonej  liczby  twórców z  Polski  i
Stanów,  środowiska  polonijnego  w  Ameryce  oraz  reszty  świata,  bo  na
organizowanych przez niego ekspozycjach prezentują się artyści nie tylko z Europy,
ale  nawet  z  Wenezueli  czy  Korei  Południowej.  Wiele  zawdzięcza  mu zwłaszcza
środowisko „Emocjonalistów” – grupy twórców ponad wszelkimi, w tym etnicznymi,
pokoleniowymi,  gatunkowymi  i  stylistycznymi  podziałami  –  którą  współtworzył,
jednoczy i wytrwale promuje.

Janusz Skowron, MAGIC LANDSCAPE, acrylic, 2020
Bez żadnej przesady można więc powiedzieć, że ostatnie pół wieku polonijnego życia
artystycznego w Nowym Jorku, to właśnie Janusz Skowron. Nie było bowiem chyba
takiej wystawy, wernisażu, koncertu czy innego wydarzenia ze świata kultury. w
którym by Janusz – jako grafik i malarz lub kurator, wystawca czy promotor – nie
uczestniczył.  Nadal  zresztą  uczestniczy,  więc  czterdziestopięciolecie  jego



działalności  artystycznej  to  –  być  może  –  wcześnie.

Mam też głębokie przekonanie, że powyższe w pełni odnieść można nie tylko to jego
działalności jako animatora kultury, ale przede wszystkim do tego, co dla artysty
najważniejsze. Do jego twórczości. Bo – z jednej strony – w najnowszych pracach
Janusza Skowrona da się zauważyć swoiste dążenie do „syntezy”, a z drugiej nigdy, a
więc  tym  bardziej  teraz,  nie  zrezygnował  on  z  odważnych  eksperymentów
plastycznych.  Nie  tylko  reinterpretuje  zresztą  swoje  dokonania  w  tradycyjnych
dziedzinach  dotychczas  uprawianej  twórczości,  ale  śmiało  wkracza  też  w  nowe
obszary aktywności artystycznej, co dotyczy zwłaszcza grafiki i fotografii.

A przy tym wszystkim udała się mu wyjątkowo trudna – nomen omen – sztuka. W
świecie zmieniających się już nie tyle z dekady na dekadę, co z roku na rok trendów i
mód  stylistycznych,  zachował  on  niezwykłą  umiejętność  wpisywania  się  w  ich
dynamikę, jednocześnie pozostając „sobą”.

Z jednej strony w jego pracach, zarówno tych najstarszych jak i bardziej aktualnych,
nie ma więc nic z uporczywego trwania przy raz zdefiniowanych rozwiązaniach w
imię specyficznie pojętej rozpoznawalności, za co zwykle płaci się etykietą epigona
bądź akademika. Z drugiej – w każdym obrazie i grafice na pierwszy (no, czasami na
drugi) rzut oka da się dostrzec rękę Janusza Skowrona.

Janusz Skowron nigdy nie był konserwatywny. Nawet w czasach, kiedy jego prace
były tak „realistyczne”, jak tylko było można. Ale nie był też „awangardowy”. Był, po
prostu, sobą. Być może tajemnica tej równowagi między awangardą i klasyką tkwi w
tematyce jego twórczości. Bo co przez te wszystkie lata rysował i malował?



Janusz Skowron, STILL LIFE, oil, 1979



Janusz Skowron, ROLLER SKATES, oil, 1988

*

Otóż, gdy spojrzeć na jego wyciągnięte z magazynów prace sprzed dwóch, trzech czy
czterech dekad, znajdziemy na nich kobiety, portrety (przeważnie męskie), martwe
natury (zwykle kwiaty) oraz pejzaże. Ale te same prace pokazują, że z każdą mijającą
dekadą malował i rysował te swoje ulubione motywy trochę inaczej. Chłonął zmiany
języka  sztuki  doskonale  rozumiejąc,  że  jego  zmienność  odpowiada  zmienności
świata, którą twórczość plastyczna tłumaczy na mowę kształtów, portretuje i wyraża.
Ale brał z tej zmienności tylko to, co uważał (zazwyczaj słusznie) za najważniejsze.
Dlatego jego akty i portrety kobiet z różnych epok są do siebie zarazem podobne, i
zupełnie inne. Różni je to, co w sztuce decydujące – sposób wykonania. A więc paleta



barw, metody definiowania kształtów, nawet format.

Janusz Skowron, UTAH1, acrylic, 2017
Na rocznicowej ekspozycji  twórczości  Janusza Skowrona można by,  dzięki  temu,
poprowadzić modelowy wykład z dziejów sztuki najnowszej. Był bowiem pop-artystą
w czasach pop-artu, nadrealistą wśród nadrealistów i brutalistą między brutalistami,
a też abstrakcjonistą w epoce abstrakcji. Choć zawsze bliżej niż do „apollińskiej”,
było mu do sztuki w jej „dionizyjskim” wydaniu. Mówiąc inaczej – twórczość Janusza
Skowrona zawsze ciążyła w kierunku ekspresji. Bardziej wyrażała, niż opisywała.
Jeśli decydował się na abstrakcję, to raczej tę z ducha Kandinsky’ego, niż Mondriana.
Janusz to „urodzony” ekspresjonista, czy – „emocjonalista”, w najbardziej ogólnym,
wykraczającym poza konkretne kierunki i trendy rozumieniu.

Dobrze  ilustruje  tę  tendencję  zestawienie  jego  aktów  z  różnych  epok.  Albo
portretów,  zarówno kobiecych,  jak  i  męskich.  Te  ostatnie  z  ujęć  realistycznych
zmieniły się z czasem w demoniczne, pełne bólu i przerażenia „maski”. Ta swoista



„ewolucja” od realizmu po drapieżny etno-ekspresjonizm z jednej strony demonstruje
przywiązanie artysty do tematu – portretu męskiego, a z drugiej stanowi świadectwo
jego malarskiej wrażliwości na zmieniające się tendencje artystyczne.

Podobnie mają się sprawy w przypadku rysunku i grafiki – mediów dominujących
dotąd w twórczości Janusza Skowrona. Środki formalne w obu dziedzinach ulegają
modyfikacji, częściowo pod wpływem eksperymentów na własną rękę, a po części w
rytm zmieniających się trendów stylistycznych, ale tematyka twórczości pozostaje
niezmienna – to świat ożywiony. Królestwo zwierząt i roślin. Domena Matki Natury,
której personifikacją – zgodnie z tradycją ikonograficzną – w twórczości Janusza
Skowrona jest postać kobieca.

Janusz Skowron, WINTER, oil, 2002
Drogę  od  realizmu  przez  pop-art  i  nadrealizm  ku  abstrakcji  z  zabarwieniem
ekspresjonistycznym najlepiej ilustrują przykłady jego martwej natury i pejzażu. Ale
choć abstrakcja wydaje się finalnym dokonaniem artystycznej awangardy, za którym



jest już tylko i wyłącznie „ściana” czystego koloru, nie znaczy to wcale, że twórczość
„nieprzedstawiająca”, to kres poszukiwań artystycznych Janusza Skowrona.

Zgodnie  z  aktualnymi  tendencjami  w  sztuce  najnowszej,  której  eksperymenty
zmierzają w kierunku łączenia różnych technik plastycznych i mediów w swoiste
„dzieła totalne”, po czterech dekadach równoległego rozwoju także dwa odrębne
dotąd  nurty  twórczości  Janusza  Skowrona  –  malarstwo  i  grafika  –  wydają  się
zmierzać  ku  swoiście  rozumianej  „fuzji”.  Z  artystycznej  „tezy”  –  rysunku  oraz
antytezy –  malarstwa,  we właśnie rozpoczętym piątym dziesięcioleciu twórczości
plastycznej rodzi się u Janusza Skowrona „synteza” – wyraziste, formy graficzne
„nałożone” na barwne, malarskie tła-pejzaże.

Artysta nie przestaje eksperymentować również i na innych polach swojej twórczej
aktywności.  O  ile  bowiem jego malarstwo właśnie  zyskało  wymiar  graficzny,  to
grafika zmierza w kierunku… malarstwa. Najlepiej  świadczą o tym fantastyczne,
fakturowe i bogate nasyconym, skontrastowanym, czystym kolorem monotypie – w
punkcie wyjścia realnie istniejące pejzaże,  środkami malarskimi sprowadzone do
malowniczych abstrakcji.  Te wszystkie nowe pomysły,  nowatorskie rozwiązania i
śmiałe eksperymenty artystyczne dowodzą,  że właśnie minionej  czwartej  dekady
twórczości Janusza Skowrona nie sposób traktować jako zwieńczenia jego pięknej
kariery artystycznej. Wręcz przeciwnie. Wszystko wskazuje na to, że przed nami
kolejne lata inspirujących wystaw i oryginalnych propozycji artystycznych.

*

G A L E R I A



Janusz Skowron, FOREST PARK, acrylic, oil, 1993



Janusz Skowron, COMPOSITION, oil, 1991



Janusz Skowron, COMPOSITION, acrylic, 2008



Janusz Skowron, ASCENSION INTO HAEVEN, oil, 2005



Janusz Skowron, WOMAN TAKING SHOWER, acrylic, oil, 1993



Janusz Skowron, NUDE, oil, 2002

*



Janusz Skowron, PROPHETIC DREAM DESPERATION, oil, 1997
*

Aleksander Sielicki. Słupy ognia.
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Aleksander Sielicki, fot. arch. artysty
Aleksander  Sielicki  urodził  się  1951  roku  we  Wrocławiu.  Ukończył
Państwową  Wyższą  Szkołę  Sztuk  Pięknych  na  wydziale  projektowania,
ceramiki  i  szkła.  Pracował  jako  grafik,  malarz,  ceramik  i  nauczyciel.  W
latach 1981 – 1984 mieszkał i tworzył w Munster (Niemcy Zachodnie). W
1984 roku zamieszkał w Toronto. Zajmuje się malarstwem projektowaniem i
realizacją  wnętrz.  Jego  prace  znajdują  się  w  wielu  kolekcjach  świata,  w
takich krajach jak m.in. Polska, Niemcy, Szwajcaria, USA czy Japonia.

Równolegle  do “Dancing Sun” pracuję  od lat  nad “Pillers  of  fire”.  Jest  to  nasz
dziennik z podróży przez życie, w drodze do Ziemi Obiecanej. Prowadzą nas znaki:
nocą – słupy ognia,  a za dnia obłok i  błyski światła.  Jedne miejsca odwiedzamy
kierowani ciekawością, inne szczęśliwym lub złośliwym przypadkiem. Nasza droga to
dni, miesiące, lata, miasta, kraje, ból, rany, blizny, nadzieja, rozmowy, marzenia i
oczekiwania.

Aleksander Sielicki (Toronto)

www.aleksandersielicki.com

http://www.aleksandersielicki.com/
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G A L E R I A
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Zobacz też:

Tańczące słońce

Metafizyka obrazu

Aleksander Sielicki. Kosmos wyobraźni.
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Liliana  Baczewska-Lampert.  Była
wspaniałą nauczycielką.

Lilian Lampert, Behind the gate, travel memories, fot. arch. artystki

Tracy Walker (Toronto)

Lilian  była  wspaniałą  nauczycielką,  zdyscyplinowaną,  pasjonującą  się  zarówno
ilustracją, jak i nauczaniem, z wysokimi standardami w stosunku do swoich uczniów.
Zawsze zachęcała nas do pogłębiania tematów i  analizowania pomysłów z wielu
perspektyw. Rozkwitałam pod jej kierunkiem i te standardy towarzyszyły mi potem w
życiu zawodowym. Jej szczerość i bezpośredni sposób mówienia był zrównoważony
zachętą i zabawnym podejściem do rozwiązywania problemów. Miała też figlarne
poczucie humoru! Po ukończeniu studiów utrzymywałyśmy kontakt i dzielilyśmy się
postępami  w naszym twórczym życiu.  Formalny  związek  ucznia  z  nauczycielem
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rozpłynął się, kiedy w pełni mogłam poznać jej życzliwość. Zaledwie kilka lat temu
odwiedziła przyjaciółkę w pobliżu (mieszkam w Uxbridge ON) i wpadła do mnie.
Wypiłyśmy  kilka  sznapsów  w  moim  studio  w  ogrodzie,  długo  rozmawiałyśmy  i
wspominałyśmy.  Nie  wiem,  czy  kiedykolwiek  widziałem ją  tak  roześmianą.  Była
pełna radości.

*

Lilian Lampert, Dry Goods, travel memories, fot. arch. artystki
Lilian była bardzo prywatną osobą. Niewiele wiedziałem o jej życiu przed emigracja
do Kanady. Najważniejszą lekcją jaką zapamiętałam, było umiejętnie balansowanie
pomiędzy osobistą dyscypliną pracy a radością płynącą z aktu tworzenia. Na swój
sposób  myślę,  że  uszczęśliwiała  ją  świadomość,  że  jej  praca  jako  wykładowcy
pozostawiła w nas ślad… być może dlatego utrzymywaliśmy z nią kontakt. Moja
kariera  była  niezwykle  satysfakcjonująca  — jestem niezależnym ilustratorem od
ponad 30 lat — wciąż słyszę jej głos i odczuwam jej wpływ na mnie, za każdym
razem, gdy siadam do pracy.

Tłumaczenie: Kika Misztela

*



Tracy Walker, artystka, graficzka, ilustratorka: www.tracywalkerart.com

*

G A L E R I A
*

Lilian Lampert, ECUADOR, laundry, travel memories, fot. arch. artystki

http://www.tracywalkerart.com


Lilian Lampert, Distant Shore, landscape, fot. arch. artystki



Lilian Lampert, Melting snow, landscape, fot. arch. artystki
*

Zobacz też:

Liliana Baczewska-Lampert. Wspomnienie o mojej mamie.

Liliana  Baczewska-Lampert.
Wspomnienie o mojej mamie.
Paul Lampert (Toronto)

https://www.cultureave.com/liliana-baczewska-lampert-wspomnienie-o-mojej-mamie/
https://www.cultureave.com/liliana-baczewska-lampert-wspomnienie-o-mojej-mamie/
https://www.cultureave.com/liliana-baczewska-lampert-wspomnienie-o-mojej-mamie/


Lilian Lampert, Yellow Martini, portrait, fot. arch. artystki



Lilian Lampert, Fleeting Motion, portrait, fot. arch. artystki

*

Wspomnienia o mojej  mamie zawsze przeplatają się  ze sztuką.  Mam w pamięci
wyraźny obraz jej sylwetki, pochylonej nad stołem, głęboko skupionej na pierwszym
szkicu  lub  ostatecznym projekcie,  kiedy  ja  bawiłem się  na  podłodze  obok  niej.
Godzinami zadawałam jej pytania, nie tylko o to, co robiła, a ona zawsze cierpliwie
mi wszystko wyjaśniała. To było w Warszawie w latach 60-tych. Często zabierała
mnie  ze  sobą,  na  spotkania  z  dyrektorami  artystycznymi  w  sprawie  zleceń.
Widzieliśmy też zapowiedzi filmów, do których projektowała plakaty. Dla pięciolatka
były to zabawne i  zawsze niezwykłe przeżycia.  To, z czego Nie zdawałem sobie
wówczas sprawy z tego, jak trudny to był wtedy okres dla mojej mamy. Jako samotna



matka w komunistycznej Polsce nie tylko musiała pogodzić wychowywanie dziecka z
karierą  freelancera  jako  grafik,  ale  także  musiała  zmierzyć  się  z  systemowym
seksizmem, a także z antysemityzmem w swojej ojczyźnie.

W tych trudnych warunkach moja mama przebiła się przez „szklany sufit” polskiej
sceny artystycznej, zdominowanej wtedy przez mężczyzn i dała się poznać jako jedna
z  najważniejszych  graficzek  swoich  czasów.  Jednak  pragnęła  dla  mnie  lepszego
życia. W 1968 roku oficjalna polityka rządu polskiego wobec obywateli żydowskiego
pochodzenia stała się czymś w rodzaju „czystki”. Moja mama nagle stwierdziła, że ​
nie jest w stanie zdobyć żadnej pracy. Wszystkie drzwi były w niewytłumaczalny
sposób  zamknięte.  Dostaliśmy  możliwość  opuszczenia  kraju  pod  warunkiem,  że
zrzekniemy się obywatelstwa (i całego naszego mienia) i nigdy nie wrócimy do kraju.
W sierpniu 1968 r.  wsiedliśmy z mamą z dwiema walizkami do pociągu Chopin
Express z Warszawy do Wiednia.

*



Lilian Lampert, Blue Mood, portrait, fot. arch. artystki



Lilian Lampert, Fancy Jacket, portrait, fot. arch. artystki

*

Po kilku miesiącach bycia bezpaństwowcami,  wylądowaliśmy w Kanadzie.  Mama
mówiła  po  angielsku i  po  francusku,  więc  wkrótce  znalazła  pracę jako grafik  i
niewiele później mieliśmy ładne mieszkanie w Toronto. Moja mama pracowała dla
Burton/Kramer,  MacLeland  &  Stewart,  ale  również  dla  CBC,  zanim  zajęła  się
nauczaniem. Przez wiele lat uczyła projektowania graficznego i ilustracji w Sheridan
Collage  oraz  była  mentorem  dla  niezliczonej  liczby  artystów.  Po  przejściu  na
emeryturę wróciła do malarstwa. Była niezwykle płodną artystką, malowała do 90-
tego  roku  życia.  Prace  z  ostatniego  okresu  są  zróżnicowane  i  trudne  do
skategoryzowania.  To  szeroka  gama  możliwości:  od  figuratywnych  do



abstrakcyjnych;  od  mitycznych  do  poetyckich.  Niektóre  prace  są  mroczne,
odzwierciedlają jej dzieciństwo przed wojną i lata wojenne, a inne są fantazyjne lub
ironiczne. Była bystrym obserwatorem ludzkiej natury – ciemności i światła, które
żyją w nas wszystkich.

Moja  mama  pozostawiła  po  sobie  bogatą  i  barwną  spuściznę:  piękną  rodzinę,
bogactwo  dobrych  przyjaciół,  setki  wyjątkowo  wyszkolonych  uczniów  i  bogaty
dorobek artystyczny.  Bez  wątpienia  mama wpłynęła  na  mój  rozwój  jako  twórcy
teatralnego. Jestem dozgonnie wdzięczny za jej bystre oko i wyrafinowany smak. Ale
przede wszystkim jestem wdzięczny, że ​​miałem ją jako moją „mamę”. Kocham ją
głęboko i myślę o niej każdego dnia.

Tłumaczenie: Kika Misztela

*



Lilian Lampert, Mexican Woman, portrait, fot. arch. artystki



Lilian Lampert,Waiting in Pink, portrait, fot. arch. artystki

*

Paul Lampert  (on/on) MSZ NTSC, emerytowany profesor i  starszy wykładowca,
Wydział Teatru School of the Arts, Media, Performance & Design, Uniwersytet York,
Toronto, Kanada

https://theatre.ampd.yorku.ca/ | http://www.theatrepanik.ca/ | https://www.paullamp
ertphotography.com/

*

Zobacz też:

https://theatre.ampd.yorku.ca/
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Przywracanie pamięci. Liliana Baczewska-Lampert (1931-2021)

Przywracanie  pamięci.  Liliana
Baczewska-Lampert (1931-2021)

Fot. Maya Fołtyn
Graficzka, malarka i pedagog, mieszkająca przez wiele lat w Toronto, pozostawiła po
sobie ogromy dorobek artystyczny. Jednak jest mało znana w Polsce. Rozpoczynamy
zatem serię  prezentacji  jej  prac,  uzupełnioną  o  wspomnienia  syna  oraz  byłego
studenta, a potem wykładowcy akademickiego, a także studentki artystki. Zapraszam
do odwiedzania magazynu „Culture Avenue” w kolejne środy. Dziękuję Kice Miszteli
za przygotowanie i opracowanie tego unikalnego materiału.

Joanna Sokołowska-Gwizdka (redaktor).

https://www.cultureave.com/przywracanie-pamieci-liliana-baczewska-lampert-1931-2021/
https://www.cultureave.com/przywracanie-pamieci-liliana-baczewska-lampert-1931-2021/
https://www.cultureave.com/przywracanie-pamieci-liliana-baczewska-lampert-1931-2021/


*

*

Kika Misztela (Toronto)

Liliana  z  domu  Baczewska,  znana  w  Kanadzie  jako  Lampert  urodziła  się  w
Warszawie w 1931 roku i tu ukończyła Wydział Grafiki na Akademii Sztuk Pięknych.
Była wychowanką profesora Henryka Tomaszewskiego, uważanego za Ojca Polskiej
Szkoły Plakatu.  W Polsce pracowała jako graficzka projektując rozliczne plakaty
filmowe i obyczajowo-społeczne. Za jeden z nich w 1958 roku otrzymała Nagrodę
Trepkowskiego dla najlepszego młodego artysty (do 30 roku życia).

Zajmowała się również ilustracja książkowa, płyt winylowych i grafiką użytkową.
Jako jednej z nielicznych kobiet udało się Baczewskiej być aktywną projektantką. Jej
plakaty publikowane były w wielu znaczących magazynach jak: Graphics, Project,
Gebrauchs Grafik. Brała udział w wystawach Plakatu Polskiego na terenie Europy.

Liliana Baczewska, Cyrk, 1965



Liliana Baczewska, Mściciel w masce, 1966

*

Rok 1968 zapisał się w historii Polski czarną kartą. Był to okres, w którym znaczna
liczba inteligencji  żydowskiego pochodzenia zmuszona była do opuszczenia kraju
tracąc możliwości zarobkowe. W sierpniu tegoż roku Liliana Baczewska (Lampert)
wraz z paroletnim synem Pawłem emigruje do Kanady i 1969 roku osiada w Toronto.
Już w Toronto podejmuje prace w kilku firmach graficznych by w 1971 podjąć na
stałe pracę wykładowcy na Sheridan College, gdzie jest profesorem do 1991 roku.
Jako niezmiernie ceniony wykładowca na Wydziale Ilustracji  i  Grafiki wychowała
rzesze studentów, z którymi po latach utrzymywała kontakt.

Przez całe życie Liliana (Baczewska) Lampert była niezmiernie aktywną artystką,
tworzącą prace rysunkowe i malarskie. Była miłośniczką podróży, które owocowały
seriami  poświęconymi  naturze,  człowiekowi  i  podpatrzonym  na  gorąco  scenom
rodzajowym.  Jej  rysunek  cechował  się  rożnym sposobem traktowania  narzędzia
pracy czy to ołówek, grafit, kredka czy pastel i rożnym stopniem nasycenia kreski.
Bawi  ją  forma i  abstrakcyjność,  którą  buduje  klimat  swoich  prac.  Jej  wnikliwa



obserwacja ludzkich charakterów pozwala w charakterystyczny dla siebie sposób
przetwarzać w karykaturalny sposób nastroje i przeżycia portretowanych.

Lilian (Baczewska) Lampert była mistrzynią rysunku i wpisuje się w słowa Salvatore
Dali,  które  mówią  o  rysunku:  Rysunek to  uczciwość  sztuki.  Nie  ma możliwości
oszukiwania. Albo jest dobry albo zły. W tych paru słowach zawiera się kwintesencja
jej postawy artystycznej jej stosunku i umiłowania tej formy ekspresji.

Rysunki Lilian Lampert podczas wystawy zbiorowej ART POLONICA II,
p.t.  IN LINE OUT poświęconej  rysunkowi,  organiziwanej  przez Kikę Misztelę  w
Toronto, fot. Maya Fołtyn
Najlepiej o swojej pracy powie sama Liliana:

Rysunek  to  dla  mnie  bardzo  intymna  i  prywatna  działalność.  Niezależnie  od
formatu, medium czy stylu, jest to interpretacja osobistej wizji. Rysunek stwarza
imaginacyjną  realność,  a  nie  wyłącznie  kopię  rzeczywistości.  Akt  rysowania,
podobnie  jak  pamiętnik  dla  pisarza  jest  zbiorem  idei,  składem  doświadczeń
refleksji i emocji.



Artystka  była  członkiem  Ontario  Society  of  Artists,  brała  czynny  udział  w
indywidualnych i zbiorowych wystawach. Muzeum Plakatu w Wilanowie, które jest
filią Muzeum Narodowego w Warszawie posiada aż 63 plakaty artystki w większości
poświęcone filmowi. Jej prace znajdują się zbiorach i kolekcjach w Polsce , Kanadzie,
USA i Europie.

Lilian Lampert, Above the Sky, painting, fot. arch. artystki
Liliana (Baczewska) Lampert zmarła w listopadzie 2021 roku w wieku 91 lat. Była
niezmiernie  prywatną osobą o silnej osobowości,  z poczuciem własnej wartości,
otwartym  sercu,  oddanej  rodzinie  i  szerokim  gronie  przyjaciół.  To  oni  właśnie
najlepiej oddadzą jej osobowość i cechy charakteru jako człowieka i jako artysty.

*

Źródła:
Katarzyna Szrodt, Polscy artyści plastycy w Kanadzie, wydawnictwo DiG.
Katalog z wystawy zbiorowej w Toronto 2010 – ART POLONICA II „In Line Out”.
Archiwum Liliany (Baczewskiej) Lampert.



*

Zobacz też:

Kobiety w polskim projektowaniu graficznym – Liliana Baczewska

Kobiety w polskim projektowaniu graficznym

Powrót  Stefana  Kątskiego
do Sanoka
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Szczęśliwy moment otwarcia wystawy Stefana Kątskiego w Sanoku
Katarzyna Szrodt (Montreal)

Od wielu lat zbieram materiały związane z tematyką dotyczącą polskich artystów
plastyków w Kanadzie. Szczególnie interesujący i intrygujący zawiłością losów jest
okres  1939-1989.  Ze  zdobytych  wiadomości  układa  mi  się  bogaty  i  fascynujący
rozdział  polskiej  historii  sztuki  emigracyjnej.  Praca  moja  nierzadko  przypomina
pracę  detektywa,  gdyż  odnajduję  zatarte  ślady,  tropię  żyjących  świadków
przeszłości,  zbieram  strzępy  wspomnień  jeżdżąc  do  nieznanych  mi  miejsc
związanych z artystą, o którym szukam informacji. Zapisuję te moje odkrycia budując
biografie  polskich  plastyków,  których  los  rzucił  do  Kanady  i  z  większym  lub
mniejszym powodzeniem udało im się kontynuować działalność artystyczną.

Historia  którą chcę opisać przypomina scenariusz  filmowy.  Grupa zapaleńców z
Basią i Albertem Kątskimi na czele, ogarnięta pasją wydobycia z mroku przeszłości
informacji  o  co  ciekawszych członkach historycznego rodu Kątskich,  postanawia
dowiedzieć się czegoś więcej o nieznanym w Polsce malarzu, emigrancie wojennym,
zmarłym w 1978 roku w Montrealu,  a  urodzonym w Sanoku,  Stefanie Kątskim.
Wszechwiedzący sekretarz Związku Robert Antoń odnajduje w internecie mój artykuł
na temat polskich malarzy w Kanadzie, w którym wspominam Stefana Kątskiego –
malarza,  konserwatora  Skarbów  Wawelskich,  twórcę  kurdybanów.  Zostaję
zaproszona  do  Sanoka  na  konferencję   i  przygotowując  referat  odnajduję  grób
malarza, zdobywam adres domu, w którym mieszkał w latach 70., robię zdjęcia jego
ocalałych  prac,  poznaję  Florę  Liebich,  doskonale  znającą  artystę  i  dzięki  jej
życzliwości  i  zaangażowaniu  w  temat  zgłębiam  prywatne  archiwum  rodziny
Liebichów znajdując w nim nieznane fakty i wiadomości o życiu Stefana – wuja Flory.



Barbara  Kątska  i  Katarzyna  Szrodt  podczas  uroczystości  przekazywania
kolekcji montrealskiej Muzeum Historycznemu w Sanoku



Katarzyna  Szrodt  z  założycielami  Związku  Rodu  Kątskich  –  Barbarą  i
Albertem Kątskimi

W kwietniu  2017  roku  wygłosiłam w Sanoku  referat  zatytułowany:  Montrealski
portret artysty malarza Stefana Kątskiego. W czasie mego pobytu wspomniałam o
kolekcji 16 jego obrazów będących w posiadaniu Biblioteki Polskiej imienia Wandy
Stachiewiczowej  w  Montrealu.  Informacja  o  obrazach  wzbudziła  ogólne
zainteresowanie i  emocje.  Ziarno zostało rzucone na podatny grunt.  Członkowie
Związku Rodu Kątskich rozpoczęli starania, by zdobyć fundusze na zakup obrazów z
Montrealu. Ideą im przyświecającą było pragnienie, by malarstwo Stefana Kątskiego
na  stałe  zagościło  w  zbiorach  Muzeum  Historycznego  w  Sanoku.  W  zdobycie
środków zaangażowanych było wiele instytucji i osób z Marszałkiem Województwa
Podkarpackiego i Przewodniczącym Sejmiku Województwa na czele. Blisko dwuletni



proces sfinalizował się dzięki wytrwałości i konsekwencji wszystkich włączonych w
akcję  i  obrazy  przybyły  na  zamek  sanocki.  11  czerwca  2021  roku,  na  Zamku
Królewskim w Sanoku, odbyła się uroczystość oficjalnego przekazania przez Związek
Rodu Kątskich 16 obrazów artysty do zbiorów Muzeum Historycznego.  Patronat
Narodowy nad tą jakże wyjątkową uroczystością objął  Prezydent Rzeczpospolitej
Polskiej Pan Andrzej Duda.

Katarzyna Szrodt na tle kolekcji obrazów Stefana Kątskiego
Urodzony w 1898 roku w Sanoku malarz, po 123 latach powrócił do rodzinnych
stron. Odwiedzający muzeum miłośnicy sztuk pięknych mają możliwość delektowania
się bardzo ciekawą kolekcją malarstwa postimpresjonistycznego głęboko osadzonego
w  tradycji  europejskiej.  Martwe  natury  Kątskiego  komponowane  są  niezwykle
interesująco  z  odwołaniem  do  stylistyki  Cezannowskiej  w  pracy  nad  kolorem,
konturem, tłem i światłem w obrazie. Artysta cienił twórczość Józefa Pankiewicza, z
którym zetknął się w Paryżu, jak również inspirowało go malarstwo Pierre Bonnarda,
od którego przejął  paletę brązów, ugrów, ochry i  zieleni.  Oprócz świetnej pracy
malarskiej płótna Kątskiego tchną wyczuwalną pasją malowania, radością pracy nad
kolorem,  kompozycją,  fakturą.  Na  emigracji  w  Montrealu,  pomimo  trudów
samotniczego życia, artysta nie zaniechał tworzenia. Najczęściej ofiarowywał swoje



obrazy przyjaciołom pragnąc, by cieszyły oko i żyły wśród ludzi.

Rzadko  dorobek  artysty-  emigranta  spotyka  tak  szczęśliwy  los,  że  wydobyty  z
zapomnienia objawia się nowym pokoleniom odbiorców, zaś życiu i dziełu zdawałoby
się zakończonemu, dopisany zostaje nowy rozdział – tak stało się w przypadku życia i
twórczości Stefana Kątskiego. Non omnis moriar – mądrość tej starożytnej maksymy
najtrafniej puentuje historię powrotu Stefana Kątskiego do Sanoka.   

*

Zobacz też:

Stefan Kątski (1898-1978). Kanadyjski portret artysty.

https://www.cultureave.com/stefan-katski-1898-1978-kanadyjski-portret-artysty/

