
Londyńska „Oficyna
Poetów i Malarzy”

Feliks Topolski na początku lat 60. oficynę wydawniczą
Bednarczyków ściągnął do podmostowej arkady, sąsiadującej z

jego pracownią.
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Jan Wiktor Sienkiewicz

W 1948 roku nękali ludzi pióra i plastyków na emigracji:
zróbmy  coś  razem.  Załóżmy  towarzystwo.  Ale  Polaków
bardzo  interesowały  personalia.  Co?  Kozłowski  też  się
zgodził?  Jak  ten  grafoman  to  nie  ja!  Wsparł  ich  tylko
profesor Marian Pankowski z Brukseli. Przesłał depeszę:
Nie zawracajcie  sobie głowy z  towarzystwem, bo z  tego
zawsze  będą  jakieś  kwasy.  Macie  siłę  –  róbcie  sami.
Przeczytali  i  Czesław  powiedział:  on  ma  rację!  Tak
powstała  „Oficyna  Poetów  i  Malarzy”.

Arkady londyńskiego mostu Hungerford, niedaleko stacji metra
Waterloo, do 1989 roku były miejscem gdzie królowała polska
książka i sztuka. A wszystko to za sprawą Krystyny i Czesława
Bednarczyków oraz  malarza  Feliksa  Topolskiego  (1907-1989),
który  na  początku  lat  60.  oficynę  wydawniczą  Bednarczyków
ściągnął do podmostowej arkady, sąsiadującej z jego pracownią.

Jeszcze  przed  II  wojna  światową,  w 1935 roku,  warszawskie
„Wiadomości Literackie” wysłały Feliksa Topolskiego służbowo
do  Londynu,  celem  dokumentacji  uroczystości  koronacyjnych
Jerzego V. Artysta z zadania wywiązał się doskonale, wykonał



serie rysunków – szkiców brytyjskiej rodziny królewskiej, jednak
do Warszawy już nie wrócił.  Został w Londynie, gdzie szybko
znalazł miłośników i odbiorców swojej twórczości. W czasie II
wojny  światowej,  jako  jedyny  z  Polaków  mianowany  został
Artystą Wojny (War Artist) i ze szkicownikiem objechał wszystkie
teatry wojenne świata.

Feliks Topolski 1976 r., fot. Jorge Lewiński.

Po II wojnie, dzięki bliskiej przyjaźni z księciem Filipem, Topolski
otrzymał  jedną  z  arkad  pod  mostem  Hungerford  z
przeznaczeniem  na  pracownię.  Artysta  i  jego  podmostowa
pracownia,  zwłaszcza  pod  koniec  lat  60.,  stała  się  swoista
przystania dla przeróżnych artystów i „dziwnych postaci”, a sam
malarz  przyjmowany na  królewskich  salonach,  stał  się  nawet



kimś w rodzaju „guru hipisów”: Drzwi jego pracowni były zawsze
otwarte.  Nie  było  dla  niego  problemem  zjeść  jednego  dnia
śniadanie  razem  z  Cyrankiewiczem,  a  obiad  z  Andersem.
Londyńscy „niezłomni” nie szarpali jednak za to Feliksa, czuli
przed nim respekt. Anglicy tez go szanowali, Elżbieta II ma sporo
jego  prac.  Nic  dziwnego,  ze  doczekał  się  własnego  muzeum
jeszcze za życia – mówi Krystyna Bednarczykowa. Memoir of the
Century jest jedyną polską żywą galerią, która funkcjonuje jako
muzeum jednego artysty w pejzażu londyńskiego South Bank, w
towarzystwie kompleksu Royal Festival Hall.

Na początku lat 50. XX wieku, Feliks Topolski wpadł na pomysł
drukowania  własnej  „Kroniki”  –  w  formie  autorskiego
rysunkowego pisma. Zaprosił do współpracy Czesława i Krystynę
Bednarczyków.  Pomysł  okazał  się  zjawiskiem interesującym i
niepowtarzalnym.  Nie  przyniósł  jednak  żadnych  finansowych
korzyści.

Jak wspomina Krystyna Bednarczykowa: Szybko zmontowaliśmy
artystyczny  tercet.  Topolski  ozdabiał  nasze  książki,  a  myśmy
drukowali jego „Kronikę” po tysiąc egzemplarzy pisma co dwa
tygodnie. Odbijaliśmy „Kronikę” w pięknej technice – w blokach
– siedem, dziesięć razy zmieniając kolory i  przepuszczając tę
sama kartkę przez maszynę. Podkłady  wycinaliśmy najpierw z
drewna a potem z linoleum. Topolski kochał blok, kiedy po latach
musiał przejść na litografię – był głęboko nieszczęśliwy. Całe to,



niestety deficytowe, przedsięwzięcie trwało do 1956 roku i nigdy
już (pomimo planów artysty) nie zostało wznowione. Do dzisiaj
prawie wszystkie numery „Kroniki”  można nabyć w pracowni
Feliksa  Topolskiego,  która  udostępniana  jest  dla  publiczności
przez syna – Daniela i córkę Teresę, cztery razy w roku.

Krystyna i Czesław Bednarczykowie

Bednarczykowie poznali się w Budrio koło Bolonii latem 1945
roku. Czesław Bednarczyk był majorem Wojska Polskiego, który
przeszedł  z  generałem Andersem szlak  bojowy,  Krystyna  zaś
przerzucona z Polski łączniczką Armii Krajowej, której komórka
został  rozszyfrowana  przez  Niemców,  a  prawie  wszyscy  jej
członkowie  rozstrzelani.  W  1947  roku  Bednarczykowie



przyjechali do Anglii. Żeby żyć, Krystyna nocami szyła, a w dzień
dorabiała  jako  kelnerka.  Czesław  Bednarczyk  układał  tory
kolejowe.  Po  paru  miesiącach,  jak  wspomina  żona,  zaczął
słabnąć, sczerniał, zaczął szukać innej pracy. najwięcej oficerów
od Andersa – wspomina Bednarczykowa – zahaczyło się wtedy w
fabryce  biszkoptów.  Układali  je  w pudełkach.  Czesław dostał
adres tej fabryki i nazwisko majora F., który mógł załatwić pracę.
– A Pan w jakiej formacji służył? – zaciekawił się major F. – W
piechocie. – Piechota? A … a to chyba nic z tego- posmutniał. –
Tu u nas raczej kawaleria. Nie przyjęli go do biszkoptów.

Trzeba  przypomnieć,  iż  w  okresie,  kiedy  rodziła  się  w
Bednarczykach  myśl  założenia  drukarni,  pomieszkiwali  oni  w
londyńskim Domu Pisarza na Finchley Road. Dom ten miał raczej
charakter „artystycznego pośredniaka” czy akademika pełnego
„pisarskiej  biedoty”.  Finchley  Road  to  nie  była  świątynia
artystów,  raczej  noclegownia.

Trudno było przed współmieszkańcami ukryć fakt,  iż  Czesław
Bednarczyk  kupił  właśnie  swoją  pierwszą  maszynę  drukarską
napędzana  noga.  W  Domu  Pisarza  zaczęły  się  awantury:
Drukarnia? Będzie hałas, będą wibracje! Bielatowicz strasznie
się buntuje, że nie będzie mógł spokojnie zjeść.

Mimo  przeszkód,  to  tutaj,  w  Domu  Pisarza,  z  pomocą  i
doświadczeniem młodej  drukarskiej  parze przyszedł  Stanisław



Gliwa, przedwojenny artysta i niezastąpiony fachowiec, znający
tajniki sztuki drukarskiej. Swoje pierwsze książki „Chwilę nocną”
Jana Olechowskiego i „Pola minowe” Mariana Czuchnowskiego,
złożyli sami, ale drukowali jeszcze w cudzej oficynie.

„Kronika”  Topolskiego  stała  się  wspaniałym
polem  doświadczalnym  dla  młodej  Oficyny.
Logo zaprojektował artysta – malarz i grafik –
Zygmunt Turkiewicz.

W maju 1966 roku, dziesięć lat po zamknięciu „Kroniki” Feliksa
Topolskiego, polskie środowisko artystyczne otrzymało swoje, jak
to kreślił Stanisław Frenkiel, okno wystawowe na świat. Ukazał
się w Londynie, w języku polskim, pierwszy numer kwartalnika
„Oficyna Poetów i Malarzy”.

Nikt wówczas nie wiedział jak długi żywot będzie miała ta, dosyć
ryzykowna (jak na polska emigrację) inicjatywa. W tych czasach
emigranci  nie  znali  jeszcze  języka  angielskiego,  mocno
potrzebowali polskiej książki i polskiej gazety. Niestety, przede
wszystkim – jak mówi Krystyna Bednarczyk – ku rozpaczy pisarzy
potrzebowali  bardziej  polskich gazet codziennych, niż polskiej
literatury, potrzebowali raczej informacji, gdzie kupić kiełbasę.

Przez piętnaście lat, od maja 1966 roku do maja 1981 roku, w
swoim kwartalniku, oprócz poezji, drukowali specjalne wkładki z



reprodukcjami  dzieł  malarzy,  rzeźbiarzy,  grafików,  jak  też
reprodukcje prac z zakresu rzemiosła artystycznego. Pośród 57
numerów kwartalnika, aż 40 reprodukuje dzieła 34 artystów, w
tym  26  twórców  polskiego  pochodzenia.  Swoje  prace
zaprezentowali w „Oficynie Poetów i Malarzy”: Feliks Topolski,
Jan  Lebenstein,  Krystyna  Sadowska,  Władysław  Szomański,
Antoni  Dobrowolski,  Zygmunt  Turkiewicz,  Tadeusz  Koper,
Stanisław  Elaszkiewicz,  Ryszard  Wietecki,  Leon  Romanow,
Wyndham  Lewis,  Tadeusz  Beutlich,  Tadeusz  Piotrowski,
Stanisław  Frenkiel,  Adam  Hofman,  Marek  Żuławski  i  wielu
innych.

Obok ścian wystawowych trzech najważniejszych dla „polskiego
Londynu”  galerii  sztuki,  prowadzonych w stolicy  Anglii  po  II
wojnie światowej przez Polaków: Grabowski Gallery (czynnej na
rynku  londyńskim  w  latach  1959-1975),  założonej  przez
aptekarza Mateusza Grabowskiego; Drian Gallery (pracującej w
latach 1957-2001), której założycielka i dyrektorką była Halina
Nałęcz oraz Centaur Gallery (otwartej nieprzerwanie w latach
1960-2000)  Jana  i  Dinah  Wieliczków,  polscy  artyści  mieli  w
„Oficynie  Poetów  i  Malarzy”  Bednarczyków  specjalne  okno
wystawowe.

 



Polskie galerie sztuki
w powojennym
Londynie
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Drian Galleries

 

Jan Wiktor Sienkiewicz

Historia  i  działalność  wystawiennicza,  założonych  i
prowadzonych w Londynie po II wojnie światowej przez Polaków,
galerii sztuki współczesnej, znana jest w Polsce, jak i poza jej



granicami bardzo fragmentarycznie i to jedynie w wąskim gronie
artystów,  kolekcjonerów  i  właścicieli  niektórych  galerii.
Fragmentaryczny jak do tej pory pozostaje również stan naszej
wiedzy  w  zakresie  roli,  jaką  galerie  te  odegrały  w  Anglii  w
promocji twórczości współczesnych artystów obcych i polskich,
reprezentujący szeroki wachlarz kierunków, prądów i tendencji
w  sztuce  europejskie j  XX  wieku.  Poważną  rolę  we
współkształtowaniu  panoramy  sztuki  w  II  poł.  XX  wieku  w
Wielkiej Brytanii odegrały trzy polskie galerie: Drian Galleries –
założona w 1957 roku przez Halimę Nałęcz, Grabowski Gallery 
– powołana do życia przez aptekarza Mateusza Grabowskiego w
1959 roku i Centaur Gallery – będąca własnością Dinah i Jana
Wieliczków, która swoje podwoje otworzyła w 1960 roku. Galerie
te, swoją determinacją, pracą, żywą aktywnością i trwaniem na
ziemi angielskiej, udowadniały, przez blisko pół wieku, że sztuka
polska po II wojnie światowej nie kończyła się na Odrze i Nysie
Łużyckiej.  Przez  pryzmat  polskich  galerii  w  Londynie,
uzyskiwaliśmy klarowny obraz tego, jak w największej spośród
polskich diaspor w Europie, ukształtowała się wyjątkowo silna
grupa  ponad  stu  artystów  związanych  z  szeroko  rozumianą
plastyką, zdolna (jak pokazała historia) do istnienia i  rozwoju
poza granicami Ojczyzny przez ponad pięćdziesiąt lat. Każda z
tych  polskich  galerii  w  Londynie  miała  inną  historię.  Każdą
kierowały  inne  osobowości,  każda  miała  silnie  zarysowany
charakter  i  postawę  w  stosunku  do  sztuki.  Każda  galeria  w
krótkim czasie od swojego powstania określiła też swój bardzo



indywidualny i  łatwo rozpoznawalny „rys”,  w szeregu już nie
dziesiątek, ale setek podobnych placówek, jakie pojawiły się na
scenie artystycznej stolicy Wielkiej Brytanii w latach 60. i 70. XX
wieku.  Nie  mniej  jednak,  od  momentu  swojego  powstania,
wszystkie one posiadały wspólny mianownik: zawsze podkreślały
swoją przynależność do polskiego środowiska w Anglii.

Bogata historia i działalność wystawiennicza polskich galerii w
Londynie  dzisiaj  jest  już  tylko  wspomnieniem.  Żadna  z  tych
placówek nie istnieje, i żadna nie doczekała się swojej publikacji
monograficznej.

 



Drian Gallerys

Drian Galleries

Przez ponad czterdzieści  lat  minionego stulecia Drian Gallery
była prawie hasłem wywoławczym dla tych wszystkich, którzy w
Londynie  interesowali  się  szeroko  rozumianą  sztuką



współczesną. Jeszcze w 1998 roku funkcjonowała ona w spisach
komercyjnych galerii publikowanych na szpaltach tak ważnych
dla  środowisk  artystycznych  Anglii  periodyków,  jak  „Apollo”,
„The Studio”,  czy „Arts  Reviev”.

Dzisiaj  można  z  całą  pewnością  stwierdzić,  iż  nie  byłoby  w
Londynie  Drian  Gallery  bez  dynamicznej,  kreatywnej,  a  nade
wszystko artystycznej osobowości jej twórczyni. Halima Nałęcz,
a  właściwie  Halina Maria  Nowohońska,  urodziła  się  2  lutego
1917  roku  w  Dusztach  na  wileńszczyźnie.  Podczas  II  wojny
światowej, zbiegiem różnych okoliczności udało się jej, wówczas
jako Halinie  Więckowskiej,  z  armią gen.  Władysława Andersa
opuścić Rosję i poprzez Turcję i Egipt dostać się do Palestyny.
Poprzez Włochy, w 1949 roku dotarła na Wyspy Brytyjskie, gdzie
po pobycie w Edynburgu ostatecznie osiedliła się w 1952 roku w
Londynie.  Tutaj  też  rozpoczęła  studia  malarskie  w  Szkole
Malarstwa Sztalugowego pod opieką Społeczności Akademickiej
USB  i  po  roku  nauki,  w  1953  roku,  uzyskała  (jako  jedna  z
pierwszych absolwentów) dyplom ukończenia studiów, po czym
wyjechała  do  Paryża  na  studia  malarskie,  które  odbyła  w
pracowni Belga, Jeana Henry Closona. Mając ścisły kontakt z
paryską  galerią  Denise  René,  zaczęła  wówczas  myśleć  o
otworzeniu  w  Londynie  własnej  galerii  sztuki.

Na swojej pierwszej indywidualnej wystawie prac w 1956 roku,
jaka miała miejsce w renomowanej londyńskiej Walker’s Gallery,



mieszczącej się na New Bond Street, poznała dwóch angielskich
malarzy:  Denisa  Bowena  i  Franka  Arvay  Wilsona.  We  troje
postanowili założyć nową galerię sztuki, która pod nazwą New
Vision  Gallery  rozpoczęła  swoją  działalność  w  1956  roku,  w
jednym z budynków położonych przy Seymour Place, będąc w
ten sposób w dużej mierze kontynuacją zainicjowanej w 1951
roku  przez  Bowena  New  Vison  Group,  a  rekrutującą  się  ze
studentów londyńskiej Hammersmith College of Art. Założenia
programowe  galerii  były  proste  –  promowanie  i  wspieranie
twórców sztuki najnowszej, którzy wówczas tylko mogli marzyć o
zaistnieniu na oficjalnym rynku sztuki. Przedsięwzięcie się udało.
Galeria miała wypełniony terminarz wystaw przez cały rok.



Obraz Halimy Nałęcz

Taki  stan  zachęcił  Halimę  Nałęcz  do  dokonania  “secesji”.
Realizując  ostatecznie  swoje  paryskie  marzenia,  niedaleko  od
New Vision,  na  7  Porchester  Place,  otworzyła  w  1957  roku
własną  galerię  o  nazwie  Drian  Gallery  (od  1961  r.  Drian
Galleries). Wybór nazwy galerii nie był przypadkowy, albowiem



miała  ona  odzwierciedlać  charakter  placówki,  nastawionej
przede  wszystkim  na  promocję  sztuki  najnowszej.  Drian  jest
abrewiacją  nazwiska  Mondrian  –  artysty,  którego  Nałęcz
wyjątkowo  ceniła.  Wystawa  inauguracyjna  na  7  Porchester
Marble odbyła się 23 października 1957 roku. Denis Bowen pisał
wówczas, że “otwarta przez Halimę Nałęcz Drian Gallery wraz z
New  Vision  Gallery  i  Gallery  One  kierowana  przez  Victora
Masgrave, stanowią niewątpliwie najważniejsze w Londynie trio
lansujące nowoczesne malarstwo”.

Realizując  konsekwentnie  swoją  politykę  wystawienniczą,
Halima  Nałęcz,  w  pierwszym  dziesięcioleciu  działalności,
wystawiła w Drian Gallery zasadniczo prace twórców malarstwa
niefiguratywnego,  reprezentujących  wszystkie  możliwe
narodowości,  kontynenty  i  szkoły.  Później  jej  zainteresowania
coraz bardziej kierowały się w stronę malarstwa figuratywnego.
Efektem  tego  było  w  historii  Drian  Gallery  ponad  czterysta
wernisaży, które w najbardziej dynamicznych dla placówki latach
60. i 70. XX wieku odbywały się dwa razy w miesiącu. W tej
sytuacji nie tylko historyk sztuki chciałby poznać chociaż ogólne
kryteria selekcji artystów z licznych kontaktów, jakie z roku na
rok rozszerzała Halima Nałęcz praktycznie na całym świecie. Na
to pytanie odpowiada sama artystka i dekoratorka galerii.

“Polegałam  i  polegam  całkowicie  na  swojej  intuicji.  Chociaż
praktycznie  bardzo  często  artyści  sami  zjawiali  się  u  mnie.



Wiedziano w Londynie, że wystawiam tzw. “trudnych” – to była
cecha  charakterystyczna  mojej  galerii.  Czas  pokazał,  że  zbyt
wiele  błędów  nie  popełniłam,  a  artyści  ci,  którzy  u  mnie
wystawiali,  są  dzisiaj  poszukiwani  na  światowych  giełdach
sztuki”.

W programie wystawienniczym i promocyjnym Drian Gallery nie
sposób  nie  docenić  znaczenia  działań  Halimy  Nałęcz,  jakie
podejmowała również dla promocji  dokonań polskich artystów
działających  na  emigracji  po  II  wojnie  światowej.  W  Drian
Gallery  swoje  największe  wystawy  indywidualne  mieli  tacy
artyści  jak  Marek  Żuławski,  Feliks  Topolski,  Józef  Piwowar,
Kazimierz  Dźwig,  Tadeusz  Ilnicki,  Halina  Sukiennicka,  Janina
Baranowska czy Marian Bohusz-Szyszko. Między innymi dzięki
działaniom promocyjnym i  wydawniczym (zwłaszcza w postaci
wysokiej  jakości  katalogów  wystaw)  środowiska  artystyczne
Londynu i często innych ośrodków europejskich, mogły zapoznać
się  z  dokonaniami  zrzeszonych  w Związku  Polskich  Artystów
Plastyków w Wielkiej  Brytanii  polskich twórców.  Przechodząc
przez drzwi Drian Gallery mieli oni szansę wyjścia poza opłotki
polskiego getta artystycznego. Stawali obok tych, którzy odnosili
i odnoszą nadal poważne sukcesy na europejskim i polskim rynku
sztuki.

 



Centarur Gallery

 Centaur Gallery



Rok  przed  likwidacją  Drian  Gallery  swoje  podwoje  zamknęła
inna,  ogromnie  zasłużona  nie  tylko  dla  “polskiego  Londynu”
Centaur Gallery Jana Wieliczki, którą po śmierci artysty w roku
1998  (jeszcze  przez  rok)  prowadziła  jego  współmałżonka  i
współtwórczyni  galerii,  Dinah  Wieliczko.  Powstanie  Centaur
Gallery było wynikiem spotkania dwojga, wówczas młodych, o
wyraźnie zarysowanych charakterach i ambicjach ludzi – Polaka i
Angielki. Jan Wieliczko, urodzony w 1919 roku w Wilnie, znalazł
się w Wielkiej Brytanii jako żołnierz Polskich Sił Powietrznych.
Po zakończeniu II  wojny światowej,  w 1946 roku,  wstąpił  do
renomowanej  londyńskiej  Slade  School  of  Art,  w  której  był
później  asystentem  profesora  Vladimira  Polunina,
współpracującego  wcześniej  z  Picassem  i  Braquem,
projektantem (między innymi) kostiumów i dekoracji do Baletów
Diagilewa. W 1960 r., Jan Wieliczko wraz ze swoją żoną Dinah,
otworzył na Portobello Road w Londynie pierwszą galerię-sklep
nazwaną Centaur Gallery, przeniesioną w latach 70. XX wieku do
Highgate,  dzielnicy  położonej  w  północno-zachodniej  części
Londynu, będącej w wieku XVIII i XIX największym skupiskiem
artystów, pisarzy i poetów. Ten adres znaczył bardzo wiele, nie
tylko  dla  polskich  artystów.  W zakupionym przez  małżonków
XVIII-to wiecznym murowanym domu rzeźnika oraz w dawnych,
specjalnie  zaadaptowanych  chlewniach,  zamykających
wewnętrzny  ogród  posesji,  urządzony  został  sklep  i  galeria
sztuki. Przez prawie 40 lat swojego istnienia, Centaur Gallery
zachowywała  zawsze  swój  specyficzny  charakter  galerii  nie



specjalistycznej lecz eklektycznego zbioru dzieł sztuki i rzemiosła
artystycznego,  ze  specjalnie  wydzieloną  i  przystosowaną  do
indywidualnych pokazów i  ekspozycji  galerią.

W  Centaur  Gallery  spotkać  można  było  obok  siebie  maski
afrykańskie,  polską  rzeźbę  ludową  i  ceramikę,  malarstwo  na
szkle,  ikony,  wycinanki,  meble  historyczne,  europejskie  i
amerykańskie, stroje ludowe oraz niepowtarzalne kreacje z lat
50. i 60. z pracowni krawieckich Christiana Diora. Ściany zaś
pomieszczeń wystawowych, w dawnej świniarni, zarezerwowane
były  dla  malarstwa.  Jan  i  Dinah  Wieliczko  przez  cztery
dziesięciolecia zorganizowali wrnisaże m.in. takim artystom jak:
Zdzisław Ruszkowski, Jan Marian Kościałkowski, Grzegorz Stocki
czy  też  przez  lata  lansowanemu  Andrzejowi  Kuhnowi.  Tam
również wystawiał  swoje własne płótna Jan Wieliczko.

W  1999  r.,  w  pierszą  rocznicę  śmierci  Jana  Wieliczki,  żona
artysty  zdecydowała  się  na  oficjalne  zamknięcie  galerii.
“Oficjalne” w rozumieniu Dinah Wieliczko, znaczyło “godne”. 19
marca 1999 r., w londyńskim Highgate pojawiły się oszczędne w
treści  plakaty:  “Centaur  Gallery  closses”  –  oznajmiające
ostateczną  likwidację  galerii.  Tego  dnia  zamknął  się  kolejny
rozdział polskiej obecności w artystycznym środowisku Londynu
drugiej poł. XX wieku.



Grabowski Gallery

Grabowski Gallery

Najwcześniej, bo w 1975 roku, z panoramy londyńskich galerii
zniknęła  istniejąca  15  lat  Grabowski  Gallery.  Otwarta  przez
Mateusza Bronisława Grabowskiego w 1958 roku galeria nigdy
nie  “podpadła”pod  rubrykę  placówki  prowadzonej  przez
marszanda  czy  art  dealera  .  Jej  założyciel  nie  kierował  się
zyskiem, którego zresztą nigdy nie przyniosła mu żadna z ponad
dwustu wystaw zorganizowanych na przestrzeni piętnastu lat.



Źródłem utrzymania galerii były fundusze przeznaczone na nią
przez Mateusza Grabowskiego z sieci aptek i biur eksportowych,
doskonale prosperujących w Londynie już w pierwszych latach
po II wojnie światowej. Mając odpowiednie zaplecze finansowe, 
Grabowski  mógł  urzeczywistnić  swoje  jeszcze  młodzieńcze
zamiłowanie  do  sztuki  –  popieranie  i  wspieranie  środowisk
artystycznych oraz kolekcjonowanie malarstwa, grafiki, rzeźby i
tkactwa artystycznego. Na siedzibę galerii Mateusz Grabowski
wybrał dom pod numerem 84 przy Sloane Avenue w Londynie u
zbiegu dwóch dzielnic o ustalonej tradycji  artystycznej,  South
Kensington i Chelsea. Do dzisiaj okolica ta uważana jest za jedną
z bardziej interesujących w Londynie, zważywszy chociażby na
fakt, iż na Chelsea mieszkali, w różnych okresach historycznych
tacy artyści jak Turner, Rosetti czy Whistler. Stąd też tylko krok
do londyńskich muzeów, Royal Academy oraz przyległej dzielnicy
galerii i antykwariatów o światowej renomie. Poza tym galeria
Grabowskiego  znajdowała  się  w  pobliżu  tak  zwanej  „polskiej
dzielnicy”,  która  od  czasów  zakończenia  II  wojny  światowej
powoli  rozprzestrzeniała  się  w  południowo-zachodniej  części
miasta.

Mateusz  Grabowski  nie  miał  specjalnego  klucza  w  doborze
artystów,  których  prace  prezentował  i  lansował.  Właściwie
wystawiał  to,  co  mu  się  najbardziej  podobało,  tego  artystę,
którego twórczość przypadła do jego artystycznego gustu. Nie
obawiał  się  wystawiać  dzieł  o  charakterze  figuratywnym  w



okresie „terroru” abstrakcji, czy też być jednym z pierwszych,
którzy lansowali  Pop-Art i  pomalarską abstrakcję na Wyspach
Brytyjskich.

W krótkim czasie od założenia jego galeria wysunęła się na czoło
londyńskich ośrodków sztuki. Grabowski Gallery w myśl zasady,
że „sztuka nie  zna granic”,  prezentowała prace artystów bez
względu  na  geograficzne  położenie  ich  pracowni,  co  w
konsekwencji  znaczyło,  iż  wystawiali  w  niej  w  większości
obcokrajowcy, niemniej jednak co trzecia wystawa prezentowała
dorobek polskiego twórcy. Sytuacja ta była w pewnym sensie
konsekwencją wzrostu popularności Londynu w latach 60. i 70.
XX  wieku  i  to  nie  tylko  jako  skupiska  nowych  środowisk
artystycznych,  ale  także  jako  źródła  nowych  prądów,  idei  i
talentów. W takich okolicznościach zorganizowanie wystawy w
Londynie  było  prestiżowym osiągnięciem w karierze  każdego
artysty.  Do  galerii  Grabowskiego  przychodzili  na  wernisaże
systematycznie  czołowi  krytycy  londyńscy,  jak:  Eric  Newton,
John Russell, Pierre Rouve, Norbert Lynton i Sheldon Williams. Z
polskich  krytyków  sztuki  stałymi  gośćmi  wystaw  byli  m.in.
Stefania Zahorska, Alicja Drwęska i Stanisław Frenkiel. Mateusz
Grabowski jakby na przekór nie zawsze zgadzał się z sugestiami
Zrzeszenia  Polskich  Artystów Plastyków co  do  nazwisk,  jakie
powinny  pojawić  się  w  kalendarzu  wystaw  galerii.  Odrzucał
oficjalne  rekomendacje  i  chętnie  zapraszał  polskich  artystów
zamieszkałych nie tylko w Londynie, ale również we Francji, w



Stanach Zjednoczonych czy też w Polsce. Listę nazwisk twórców
spoza Londynu otwiera Józef Czapski, za nim Wojciech Fangor,
Henryk Stażewski, Ignacy Witz, Magdalena Abakanowicz i inni.
Spośród  artystów  na  stałe  mieszkających  w  Londynie  w
Grabowski  Gallery  indywidualne  wystawy  mieli  m.in.  Janina
Baranowska, Stanisław Frenkiel, Tadeusz Beutlich, Jan Mleczko,
Marian Bohusz-Szyszko.

Dzięki Mateuszowi Grabowskiemu doszło także, w 1964 roku, do
wspólnej wystawy malarzy mieszkających w Polsce i w Wielkiej
Brytanii pod tytułem „Dwa światy”. Stała się ona w konsekwencji
pretekstem  do  pierwszej  po  II  wojnie  światowej  prezentacji
dorobku  polskiego  Londynu  najpierw  w  krakowskim  Pałacu
Sztuk Pięknych,  a  następnie w Poznaniu i  Zielonej  Górze.

Na przełomie lat 60. i 70. minionego stulecia nic nie wskazywało
na to, iż doskonale rozwijająca swoją działalność promocyjną i
wystawienniczą  Grabowski  Gallery  nagle  zamknie  swoje
podwoje. Bezpośrednim powodem decyzji o zamknięciu placówki
była tragiczna śmierć młodszego syna Mateusza Grabowskiego,
utalentowanego malarza i  rzeźbiarza,  Andrzeja Grabowskiego.
Cios ten zmienił stosunek Grabowskiego do galerii. Jeszcze przez
pięć  kolejnych  lat  Mateusz  Grabowski  urządzał  wystawy,  ale
ostatecznie dalsza działalność w tym zakresie wydawała mu się
bezcelowa.  Można  by  posłużyć  się  określeniem  Stanisława
Frenkla,  który  twierdzi,  iż  „galeria  została  zamknięta  ze



smutku”.

Dzisiaj w Londynie dla badacza zainteresowanego emigracyjną
sztuką współczesną dostępny jest zbiór dzieł polskich twórców,
byłych  i  aktualnych  członków  Zrzeszenia  Polskich  Artystów
Plastyków w Wielkiej Brytanii, eksponowany w Polskim Ośrodku
Społeczno-Kulturalnym. Jest to jednak ekspozycja, a nie galeria,
która jedynie częściowo ilustruje dorobek polskich malarzy, w
większości  absolwentów  Studium  Malarstwa  Sztalugowego
Polskiego Uniwersytetu Na Obczyźnie.

Do  kategorii  galerii-pracowni,  należą  dwie  inne  placówki
(wpisane od kilku dziesięcioleci w pejzaż artystyczny Londynu) –
Galeria  Feliksa  Topolskiego –  Feliks  Topolski  Memoir  of  The
Century  i  Galeria  malarstwa  Mariana  Bohusza-Szyszki,
umieszczona  w  kompleksie  St.  Christopher’s  Hospice.

 

___________________
Jan  Wiktor  Sienkiewicz,  ur.  21 lipca 1960 roku w Przerośli
(dawny powiat grodzieński), prof. nadzw. KUL, dr hab. historii
sztuki,  Kierownik  Katedry  Kultury  Artystycznej  w  Instytucie
Historii Sztuki Katolickiego Uniwersytetu Lubelskiego; profesor
Polskiego Uniwersytetu Na Obczyźnie w Londynie (od 2000 r.):
współpracuje z Uniwersytetem Karola w Pradze. Uczeń Ks. prof.



dr  hab.  Władysława  Smolenia  i  prof.  dr  hab.  Tadeusza
Chrzanowskiego.  Od ponad 10 lat  specjalizuje się  w zakresie
europejskiej (szczególnie włoskiej) i polskiej sztuki nowoczesnej,
w tym polskiej sztuki powstałej na emigracji po 1945 roku. Od
czasu  zamieszkania  w  Pradze  (2001r.)  interesuje  się  sztuką
czeską tzw. okresu przebudzenia narodowego i jej związkami ze
sztuką  polską  XIX  i  XX  w.  Autor  książek  z  zakresu  m.in.
kolekcjonerstwa i malarstwa oraz wielu publikacji w periodykach
naukowych  z  zakresu  historii  sztuki  na  świecie.  Członek
Towarzystwa  Naukowego  KUL,  Stowarzyszenia  Historyków
Sztuki  w  Polsce,  Stowarzyszenia  czeskich  historyków  sztuki,
architektów  i  urbanistów  „Za  Starou  Prahu”,  włoskiej
„Fondazione  Romualdo  Del  Bianco”.  Kurator  Muzeum
Uniwersyteckiego  KUL  (1988-1989),  rzecznik  prasowy  KUL
(1989-1993), sekretarz Wydziału Historyczno-Filologicznego TN
KUL  (1998-2001).  Współtwórca  i  redaktor  „Przeglądu
Uniwersyteckiego  KUL”.  Współpracownik  Polskiego  Radia  i
Telewizji  oraz  Pism Katolickich.  Od  2001  roku  korespondent
zagraniczny  pisma  „Art&Business”.  Stypendysta  Ambasady
Francji  w  Polsce  w  Instytucie  Katolickim  w  Paryżu  (1984),
stypendium  doktorskie  rzymskiej  Fundacji  Jana  Pawła  II  na
Uniwersytecie  w  Pavii  (1991),  stypendium  habilitacyjne  na
Uniwersytecie  Sacro  Cuore  w  Mediolanie  (1996).  W  latach
2000-2002 badania naukowe w muzeach, galeriach i archiwach
na  terenie  Wielkiej  Brytanii  w  ramach  grantu  naukowego
Komitetu Badań Naukowych.



 

Artykuł ukazał się w „Liście oceanicznym” – dodatku kulturalnym
„Gazety” z Toronto, 2003 r.


