„Wystawa w Muzeum Narodowym w Krakowie stanowi ukoronowanie mojej twórczości” – mówi Tadeusz Łapiński, jeden z najwybitniejszych grafików polskich XX wieku.  Dla artysty, który ma w swoim dorobku dwieście wystaw indywidualnych i kilka razy tyle zbiorowych, który wykonał własnoręcznie ponad piętnaście tysięcy litografii i zdobył kilkadziesiąt nagród na niemal wszystkich kontynentach świata, ekspozycja krakowska ma wartość szczególną, stanowi mocny akcent podsumowujący to wyjątkowe dzieło życia.

W Sali „Koloryzm” w Galerii Sztuki Polskiej XX wieku zaprezentowano prace ze wszystkich ważniejszych etapów twórczości artysty, od malarstwa materii, poprzez grafiki metaforyczne i odwołujące się do mitów i symboli charakterystyczne dla okresu brazylijskiego oraz prace monumentalne i abstrakcyjne, w których za pomocą druku tęczowego artysta chce „zgiąć” przestrzeń, po pejzaże kosmiczne charakterystyczne dla lat ostatnich. 

Tadeusz Łapiński urodził się w 1928 roku w Rawie Mazowieckiej. Ukończył malarstwo w pracowni Artura Nachta-Samborskiego oraz litografię u Józefa Pakulskiego w warszawskiej Akademii Sztuk Pięknych w 1955 roku. Ciekawość świata, otwartość i komunikatywność oraz biegła znajomość siedmiu języków obcych pozwoliły mu głębiej wniknąć w kulturę i zwyczaje wielu narodów. W 1957 roku, w ramach wymiany artystycznej Związku Polskich Artystów Plastyków, wyjechał do Jugosławii. Podróż ta otwarła mu drogę do innych krajów Europy: poznał Niemcy, Austrię, Francję i Włochy. Widział i rozumiał zjawiska zachodzące w sztuce zachodniej, spotkał się też z uznaniem dla własnej twórczości.  
W 1960 roku artysta wysłał zestaw prac na konkurs International Biennial of Prints zorganizowany w Muzeum Sztuki w Cincinati w USA i otrzymał prestiżową I Nagrodę. Był to wielki sukces. Organizatorem biennale był Gustave von Groschwitz – ojciec nowoczesnej grafiki amerykańskiej, który odkrył w Łapińskim talent graficzny. Trzy lata później, w ramach programu „Artist in Resident”, artysta znalazł się w Pratt Graphics Center w Nowym Jorku. Była to nie tylko szeroko rozumiana pracownia graficzna, ale i miejsce, do którego napływali artyści z całego świata, wnosząc ożywczą i inspirującą atmosferę. Profesjonalni drukarze i wybitni technolodzy pracowali tam z zaproszonymi artystami w celu tworzenia nowych, niekonwencjonalnych rozwiązań na najwyższym poziomie technicznym. W Ameryce Łapiński poznał Marka Rothkę, od którego przejął przekonanie o decydującym wpływie podświadomości na wszystko, co robimy. Tryskający optymizmem i energią młody Polak wniósł nadzieję w pesymistyczne poglądy Rothki, który kładł nacisk na przeniesienie transcendencji w dziedzinę sztuki, doceniał znaczenie religii i mitów, traktując je jako zjawiska międzykulturowe, a nie teologiczne. Takie podejście, bardziej z perspektywy naukowej niż dogmatycznej
, miało zasadnicze znaczenie dla dalszej działalności Łapińskiego. 
W końcu lat 60. artysta osiedlił się na stałe w Stanach Zjednoczonych. W 1972 roku podjął pracę na Uniwersytecie Maryland jako wykładowca. W 1983 roku uzyskał stopień profesora zwyczajnego, a od 2011 roku nosi tytuł Professor Emeritus.
W 1965 roku otrzymał I nagrodę w konkursie UNESCO, a w 1977 główną nagrodę na międzynarodowej wystawie graficznej Europahaus w Wiedniu. Jest członkiem stowarzyszenia „Phi Kappa Phi” oraz laureatem najwyższych odznaczeń Audubon Artists w Nowym Jorku i Painters & Sculptors Society w New Jersey. Na jego cześć w 1981 roku 9 grudnia został ogłoszony w Waszyngtonie „Dniem Łapińskiego”. 

Osiągnięcia artysty w zakresie innowacyjności warsztatu graficznego i techniki druku tęczowego weszły do kanonów nauczania amerykańskich szkół artystycznych oraz publikacji dotyczących historii litografii
. W Stanach Zjednoczonych reprezentowany był przez najważniejsze amerykańskie galerie: Kennedy Galleries, Weintraub Gallery i Art Fair Gallery.
Twórczość Łapińskiego, mimo wpływów malarstwa materii, surrealizmu, abstrakcji i wizualizmu, pozostaje odrębnym zjawiskiem w sztuce współczesnej. Duży wpływ na kształtowanie się stylu artysty miał pobyt w Brazylii w latach 1967–1968. W jego kompozycjach pojawiły się wówczas nawiązania do mitów i wierzeń pierwotnych mieszkańców Ameryki, kształty przypominające ryty naskalne, spirale, ślady pisma obrazkowego, totemy, magiczne znaki. Obecne wcześniej poszukiwanie czysto plastycznych rozwiązań i odwoływanie się do metaforycznych skojarzeń zostało pogłębione o wartości duchowe i obrzędowość.
W Stanach Zjednoczonych sztuka Łapińskiego zyskała wymiar szerszy, ogólnoludzki, i poddana została analizie w konfrontacji ze środkami współczesnymi, nauką i techniką, przy czym współczesność amerykańska i amerykański punkt widzenia zyskały znaczenie dominujące. Artysta uświadomił sobie, że zadania, jakie przed sobą stawia, może zrealizować, jedynie posługując się językiem abstrakcji, ponieważ tylko taka plastyka zaspokaja jego potrzebę tworzenia piękna jako przeżycia kosmicznego i uniwersalnego. Uważa też, że zwykła, obiektywna percepcja nie istnieje, a rzeczywistości nie można poznać, opierając się jedynie na pięciu zmysłach. Należy szukać innych receptorów. Dla artysty takim środkiem poznania stał się własny umysł i nieograniczona wyobraźnia – czyli kosmos artysty. Wyobraźnia ta czerpie z wielu źródeł, jest niejednorodna, inspirująca i zaskakująca. Wykształciła własny system skojarzeń sięgający daleko poza świat widzialny. „Moja sztuka jest sztuką podświadomości” – powiada artysta
. 
Łapiński uważany jest za mistrza warsztatu litograficznego, a programowy indywidualizm metody graficznej stał się u niego zjawiskiem wyjątkowym. Potrafił połączyć w jedno dwie jakości: temat i technikę. Zagadnienia warsztatowe i ideowe są w jego pracach nierozdzielne. Skoro świat nie zamyka się w trzech dostępnych poprzez zmysły wymiarach, ale jest bardziej złożony, i skoro jego dalsza percepcja musi zostać przesunięta w obszary bardziej indywidualne, artysta staje się pośrednikiem – drogą do poznania rzeczywistości, przy czym nie jest to rzeczywistość otaczająca, ale rzeczywistość w ogóle, rzeczywistość kosmiczna budująca kosmiczną świadomość. Jak Mondrianowska natura, poprzez którą patrzymy, aby zobaczyć odbicie prawdy uniwersalnej
. Środki techniczne, litograficzne muszą być dostosowane do tych nowych treści, do rozszerzającego się, złożonego świata.  Jak napisał bowiem Jean-Paul Sartre, którego poglądy były artyście bliskie, droga do prawdy o sobie prowadzi przez drugiego człowieka.
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