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p o e z j a

Zbigniew Joachimiak

Los robi krok do tyłu
Los ma oczy zasłonięte opaską, 
stoi pomiędzy nami
a my zawiązujemy z uporem 
z tyłu węzeł za węzłem,
aby nie spadła z oczu losu chusta.

Nie dowiemy się jaki kolor oczu ma los, 
jaki jest jego wzrok,
jak patrzy, jak mówi i co.

Gryziesz zielone jabłko,
wypluwasz czarne pestki,
obrana skórka robi się szara.

A on, los, robi krok wstecz.

Bursztyn
Myślę słowem
aby wzmocnić myśl aż
do wybuchu dźwiękiem.

Z ust wytacza mi się
porowaty bursztyn.

Bierzesz go do ręki
i mówisz:
jaki to lekki kamień.
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Córki
Siedzi w moim pokoju na wzorzystej kanapie 
córka córek, ojców pożegnanie.
Włosy spadają na jej jasne czoło, ciało ma wygięte, złamane,
jest elastyczna, blisko i daleko,
jest jeszcze a już nie ma 
jej

Dochodzi płacz ojców całego świata, choć wiedzą
że tak te młode dziewczyny muszą odejść.
Jeszcze blisko, choć w biegu,
w gabinecie twoim pełnym książek i zdjęć,
w długich starannie splecionych warkoczach myśli
są

W zielonych sukniach, w koronach kwitnących, całe w płatkach,
są we wszystkich zakątkach globu,
czekają na mnie, na ciebie, na swojego ojca,
który zasnął na tej długiej kanapie
w tej trumnie nieuniknionego 
losu

Siedzi w moim pokoju, oczy ma zamknięte,
bo to nie one dają jej widzenie, w pięknej sukience,
włosy upięte, nad nimi falująca aureola,
ręce trzyma na książce i
jest

wierszem z tej książki,
jest okiem, które samo siebie widzi, 
odchodzi od odchodzących
bez słowa, bez gestu pożegnania

i nawet bez listu

Sen
 
Śniło mi się dzisiaj, 
że ptak usiadł na mej otwartej dłoni. 
Zamknąć jej nie mogłem 
a trzymanie otwartej i w bezruchu bolało. 
– Ramiona od wysiłku puchną, 
bark cierpnie, 
bo każde nawet najmniejsze piórko ptaka waży. 
Umysł stara się pocieszać jak umie, 
próbuje mdlejącej ręce pomóc. 
Rytm serca jeszcze jest mocny, 
ale przyspiesza. 
 
Ptak wybiera z kiści dłoni 
ziarna co lepsze, co większe. 
– Jak wiele jest ziaren w otwartej ręce? 
 
Na skórze widać coraz wyraźniejsze 
ślady kolców-szponów. 
Trwam jednak w nadziei, 
że łatwo ze snu ptak mnie nie wybudzi 
i gościem dłoni pozostanie  
na dłużej.
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Sen	

Jama ma,
jakaś porowata jama
gryzie mnie w stopy i ciągnie za ręce.
Jak można tak ukamienować kamienie,
tak twardy uczynić grunt 
pod tą pustką
snu, który może miałem.

Zbigniew Joachimiak

Wiosłując ścieżką do domu  
w Krępie Krajeńskiej
Skuta mrozem
zamknięta w ścianie brzóz,
w tunelu dźwięku oddalającego się pociągu,
prowadziła od jasności w mrok i znowu do jasności. 

Trzeba wytężać krok, aby nie zamarznąć,
w powietrzu jest lód,
przed twarzą tuman pary, zabiela
w drzewach i pomiędzy.
 
Wydłużyć trzeba krok, jeden za drugim w ciemność,
nie ma znaczenia, czy droga jest kręta czy prosta
– droga zawsze jest długa, za długa.
Słyszę swoje pośpieszne kroki,
idę równo – raz dwa, raz dwa,
od czasu do czasu plącze mi się rytm.

Do przodu, do przełamania panującej tu pustki,
która, wierzę uparcie tam dalej się skończy,
na końcu migotliwej śnieżnej drogi plączącej
mi szlak, zatykającej oddech.
Pochylam wprzód głowę, wbijam się
w skrzący tuman.

I w końcu jest
pierwsza fala nadziei, pierwsze śpiące domy, pierwsze szczekania psów, 

w nozdrza wdziera się dym a oczy atakują pobłyski

Zimno mi, jeszcze zimniej, ale jestem blisko.
Kryształy śniegu poluźniają uchwyt, jestem tuż,
mam już mam mój dom.
Ścieżka się otwiera na wielką polanę,
na stóp ślady i ruchome cienie tuż przy
zasypanej śniegiem furcie.
Z tyłu ściana brzóz się cicho zamyka
a ścieżka zasypia

p o e z j a
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s z t u k a
prowincji portret własny
Małgorzata dorna (wendrychowska)

W 1979 Leszek Sobocki, jeden z założycieli Krakowskiej 

Grupy „Wprost” maluje laserunkami „na pilśni”, z myślą 

o legendarnej już dzisiaj wystawie, czytelną, wyrazistą kom-

pozycję zatytułowaną najzwyczajniej Polak. Decyduje się 

na rodzaj autoportretu-pastiszu, nieprzypadkowo nawiązu-

jącego stylistyką i dobrym, rzetelnym warsztatem do zna-

nych płócien mistrza modernistycznego symbolizmu Jacka 

Malczewskiego, pod wpływem którego tworzy. Wizerunek 

„Polaka” okazuje się rzeźbą – odwzorowaną precyzyjnie 

na płótnie, klasyczną, wykonaną z doskonałym wyczu-

ciem formy; nagi tors, poważna, „myśląca” twarz z czołem 

pooranym zmarszczkami, fachowo wymodelowana czaszka. 

Głowa nad umięśnionymi, tworzącymi trójkąt ramionami. 

Całość w chłodnych błękitach i pastelowych szarościach, 

aż po biel. Kompozycja celowo statyczna, popiersie niby 

fragment pomnika czy sarkofagu, „wypełnione kamiennym 

sensem”. Polak epatuje siłą, irytuje demonstrowanym bez-

ruchem. Jego milcząca, intensywna obecność poraża. Jawi 

się jako rodzaj prowokacji. Dziś powiedzielibyśmy pewnie: 

jako rodzaj demonstrowanego bezczelnie „obywatelskiego 

nieposłuszeństwa”, wymierzonego w rządzących. Pod skle-

pieniem rąk, jakby wycięty z papieru, fragment połyskliwej, 

świetlistej płaszczyzny. To niebo. Kwintesencja błękitu 

i światła, nieokiełzanej przestrzeni, nieskończoności i ciszy. 

Malarska metafora trwania na przekór, wbrew wszystkiemu 

i wszystkim, swoista alegoria samotności, apoteoza wydzie-

lonego, odizolowanego bytu. Uniwersalny portret Polaka, 

skazanego na gniew słuszny i pełen godności. I czy jest 

nam to miłe, czy nie portret ten zapisuje się w świadomo-

ści odbiorców, by odciskać piętno na losach niejednego 

pokolenia politycznych i narodowych straceńców. 

Gdy wpisać w wyszukiwarkę stosowne hasło, otwiera się 

kilka niekoniecznie najlepiej zredagowanych stron. Znaj-

dujemy informacje o wystawie w Krakowskim Muzeum 

Narodowym z października 1979 i o celowym milczeniu 

cenzury, o portrecie Polaków po latach i o doświadcze-

1. Jerzy Duda-Gracz Jeźdźcy Apokalipsy czyli Fucha | olej 

na płótnie |

2. Jerzy Duda-Gracz Góra | olej na płótnie |

3. Jerzy Duda-Gracz Babie lato | olej na płótnie |

1.
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niach ostatniej dekady PRL-u. Obok ściąg do nieporadnych 

wypracowań i rozprawek, slogany i grafomańskie wiersze, 

notatki poświęcone pobieżnej analizie wizerunku Polaka 

w poezji (obowiązkowo!) romantycznej. Czytamy także 

o portrecie „prawdziwego Sarmaty” i o tym, kto dzisiaj 

i za ile portrety sobie zamawia, kto jeszcze do portretów 

pozuje i komu pozować (z pożądanym skutkiem) wypada.

Na wiersz prowincjonała Andrzeja Bursy Sobota (kiedyś 

pisano z ironią, że Herbert także „z dalekiej prowincji”) 

możemy natrafić przypadkiem, przy całkiem innej (zdecy-

dowanie mniej nobilitującej i mniej patriotycznej) okazji. 

Gdy jednak trafimy niebacznie… Może pomyślimy o losie 

pozostającego na uboczu poety, któremu łatwo przypisać 

maskę buntownika i niedoszłego samobójcy. Formalnie 

– mieszkańca Krakowa. Mentalnie – wykreowanej przez 

siebie samego mrocznej, naznaczonej smutkiem, goryczą 

i groteską, nieco makabrycznej, prawdziwie „Kafkowskiej” 

prowincji. Być może pomyślimy o życiu młodego dzienni-

karza, produkującego taśmowo teksty „zaangażowane”, 

na zamówienie „Dziennika Polskiego”. O niegodnej (acz 

umożliwiającej przetrwanie) funkcji redaktora „działu rol-

nego i kultury”, niedoszłego członka PZPR, który mógłby 

przecież „napisać 4 reportaże o perspektywach rozwoju 

małych miasteczek”; napisać sprawnie, szybko i bez zasta-

nowienia. Od ręki. 

Może przyjrzymy się owej Sobocie z bliska, nieco uważ-

niej. Sobota na prowincji to gratka. W sobotę mieszkańcy 

prowincji „tyją i głupieją”. Czas płynie leniwie, inaczej. 

W perspektywie – świąteczna niedziela. Dobrze pogadać 

sobie z Bogiem jak z niezbyt lotnym sąsiadem, na luzie 

i od niechcenia. Dobrze także ze sobą, bez Hamletowskiej 

wzniosłości, bez tragicznego zadęcia, bez pozy. Dobrze 

wreszcie powiedzieć sobie (jak dawniej w teatrze) „na stro-

nie”, półgłosem, że oto jest „miły wieczór”, że „tyle wódki 

tyle piwa/  a potem plątanina/ w kulisach tego raju/ między 

pluszową kotarą/ a kuchnią za kratą…” 

Może się też zdarzyć, że doczytamy Sobotę do końca, do 

ostatniego wersu. A wersy krótkie i oczywiste. Pointa już 

nie. Jak „ślepe wrota” wykutego w kamieniu sarkofagu. Jak 

bramy jakiegoś tam raju, położonego z dala, na prowin-

cji – wyedukowanej, obcej wówczas, jak i teraz – Europy. 

Wiersz opatrzony etykietą „źle obecny”. We współczesnej 

szkole nieobecny zupełnie, w sposób programowy. Język 

niby kolokwialny, ale kto go tam wie. Poeta z pokolenia 

„wyklętych” poetów. Fraza …mam w dupie małe miasteczka 

powraca dosadnie i chropawo. „Mam w dupie…” No właś-

nie. Kto nie ma?

A przecież – na początku była Prowincja! Prowincja była 

wszędzie. Tryskająca energią i siłą, epatująca rumianymi 

policzkami, jędrnością krągłych ud, pełnych i bujnych piersi 

– prowincja zadomowiła się w sztuce modernistycznego 

przełomu. Prowincjonalizm pojawił się nieco później jako 

wygodny klucz interpretacji dzieła i oceny osobowości 

artysty. Powojenny prowincjonalizm skompromitował 

tamtą, pełną witalizmu i krzepy prowincję. Wytrychem 

prowincjonalizmu teoretycy sztuki oddzielali dobro od 

zła, światło od ciemności. W połowie XX wieku kostium 

2.

3.
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prowincji stawał się modnym, skrojonym fachowo, na 

miarę, przebraniem. Na miarę wczesnego PRL-u, kiedy to 

do praktyk oczywistych (nie tyle eleganckich czy pożąda-

nych w towarzystwie) należało podkreślanie chłopskiego 

lub robotniczego pochodzenia. 

Wydaje się jednak, że dopiero lata siedemdziesiąte nadały 

terminowi „prowincja” wyraźnie pejoratywne zabarwie-

nie. Nie mówiło się wówczas o specyfice oddalonych od 

„centrum” terenów, a raczej o kulturze i sztuce ludowej, 

prymitywnej i tworzonej przez „prymitywistów”. Pamię-

tano bowiem doskonale, że tylko w wersji przestylizowanej 

i przeestetyzowanej dzieła „twórców nieprofesjonalnych” 

mogą stać się promowanym przez Cepelię „towarem eks-

portowym”. Tak więc, gdy sztab etatowych poprawiaczy 

wytworów rodzimego folkloru, sztab zatrudnionych na 

etatach artystów i etnografów przygotowywał kolejne 

„Cepeliady” i targi – malarze i graficy podejmowali temat 

prowincji w tonie delikatnej ironii lub pastiszu, niekiedy 

osobistego wyznania. 

Symboliści i surrealiści przywoływali prowincję poprzez 

przedmioty „magiczne”, nawiązujące do świata wyobraźni 

dziecięcej lub metaforyki snu. Budowali jej nienatrętny 

wizerunek „w tle”, w duchu jarmarcznie kolorowej, niekiedy 

groteskowej fety. Hiperrealiści i abstrakcjoniści uciekali 

od właściwego dla prowincji obrazowania jak od zarazy. 

Prawdę na temat zapyziałej, „zabitej dechami” wsi lub 

małomiasteczkowej realności – obnażało raczej niewielu.  

Nieliczni czynili to w sposób dosadny, brutalny, bez znie-

czulenia. Tylko kilku uczyniło ze swych demaskatorskich 

pasji bolesne i pełne tragizmu credo. Do grona tego należał 

Jerzy Duda-Gracz, mentalnie zakorzeniony w przestrzeni 

ubogiego, przemysłowego krajobrazu, zajmujący swoje 

własne miejsce pośród obserwatorów i komentatorów 

życia obszarów oddalonych od „centrum”, niekiedy już 

nieistniejących.

Oto Jeźdźcy Apokalipsy czyli Fucha (1977) – trzej hiper-robo-

ciarze jak trzy zagonione wałachy ciągną w dzikim obłędzie 

betoniarę. W ślepiach już tylko strach, z nozdrzy para aż 

bucha. Oto Góra (1978) czyli polska Golgota: fragment hali 

fabrycznej, o ścianach pełnych zacieków, o pordzewiałych 

wrotach, zasuniętych, zawartych ostatecznie, na głucho. Na 

wrotach, na wysokości wzroku – postać ukrzyżowanego. 

To symbol na miarę miejsca i czasu. Rozdęty akt męski 

z nieodłącznymi atrybutami tak zwanej „państwowej” 

władzy: teczka ze zwitkiem gazety, mikrofon i przepaska 

na oczach. Twarz zmięta, wykrzywiona grymasem bólu, 

zdeformowana. Usta szeroko otwarte. Gęba urzędnika, 

polityka lub może tylko bezczelnego mówcy, dotkniętego 

piętnem demagogii i pychy. 

Oto Babie lato (1974), obraz dedykowany z wdziękiem Józe-

fowi Chełmońskiemu. Na kamienistym ściernisku poleguje 

spokojnie „piękność” wiejska, o twarzy nalanej i tępej, o ciel-

sku tłustym, nieforemnym i brzydkim, wbitym w (modną 

w latach siedemdziesiątych) „miniówę”. W tle pasące się 

spokojnie stado. Tuż za głową tranzystorowe radio – znak 

dobrobytu i postępu. Przedmiot marzeń pokolenia nowych 

emigrantów, co to ze wsi do miast – z pasją i chłopską 

zaciętością, na stracenie.

Oto inteligent w pierwszym pokoleniu. Hamlet polny (1977) 

siedzi na stylowej otomanie, ustawionej na rozoranym polu, 

usianym z rzadka dorodnymi głowami kapusty. Hamlet 

odrażający i szpetny, o twarzy starca, naznaczonej piętnem 

sarmackich nałogów, nieskażonej cieniem myśli, paskudnej, 

o cielsku rozlazłym i chromym, odzianym w mocno sfatygo-

wany „podkoszulek zmięty”. Hamlet z symboliczną czapką 

„krakuską” nasadzoną na zbyt małą głowę, z lekka zsuniętą 

do tyłu, jak robociarski beret, „od czoła”, przystrojoną 

wystrzępionym piórem, niegdyś zapewne pawim. Pejzaż 

nostalgiczny, jesienny, pod który pije się gładko, do dna, lub 

jeszcze głębiej. W tle złote mgławice, malowana laserun-

4. Andrzej Umiastowski Leśnik z psem | olej na płótnie |

5. Andrzej Umiastowski Magnolia | olej na płótnie |

4.
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kiem poświata. To niebo, opromienione zachodzącym słoń-

cem. Odwołując się do słów niekochanego w PRL-u poety, 

szargającego z upodobaniem „świętości”, demaskującego 

(także te narodowe) mity – wystarczyłoby tylko napisać, że 

niepokorny artysta maluje na prospektach swego ponurego 

teatrum zawsze takie samo „barokowe niebo, całe w bąb-

lach aniołów”. W „Książce uwag” z wystawy, z „Objazdowej 

Wystawy Obrazów Jerzego Dudy Gracza z lat 1978 – 1980” 

– czytamy: „Dobry okulista i wprawny psychoanalityk (nie 

amerykański) przywróci panu zdrową wyobraźnię”1. 

Na innym, równie groteskowym acz doskonałym technicz-

nie, przypominającym rysunek satyryczny płótnie, tym 

razem w formie tonda, z naniesioną wprost na płaszczyźnie 

ramą i złotym, spatynowanym ornamentem umieszczonym 

symetrycznie po rogach – gruba Rusałka domowa zastygła 

w wystudiowanej pozie. Rusałka jak Emma Bovary, marząca 

zapewne o namiętnym, „romantycznym” uczuciu, w otocze-

niu jarmarcznie tandetnych przedmiotów, w towarzystwie 

porcelanowego (lub może jednak „żywego”) psa, wpół 

leżąc na pokrytym pluszową tkaniną łożu, nieco znudzona, 

wpatruje się w przestrzeń. 

„Jeżeli jest pan taki jak pana obrazy, to cieszę się, że pana 

nie znam” – notuje ktoś w „Książce”, nie kryjąc satysfakcji 

z dokonanego właśnie odkrycia. „Artysto! My wszyscy jeste-

śmy modelami w Pańskim warsztacie. Tylko nie wszyscy to 

widzimy.” – wyznaje (nie bez jawnego entuzjazmu) ktoś 

jeszcze. Wizja Autoportretu z rodziną (1978) nie pozostawia 

złudzeń. Nie pozostawiają ich także malarskie, wystudio-

wane pastisze. Prowincja w wersji Dudy-Gracza to konkret.  

Brutalnie zdemaskowana prawda, odkryta do ostatka, 

pokazana w sposób dosadny, bez retuszu. 

W kulturze polskiej drugiej połowy XX wieku prowincja 

jawi się jako miejsce osobne, niekoniecznie miejsce uro-

dzenia, zazwyczaj jednak postrzegane w opozycji wobec 

domniemanego, czy faktycznego „centrum”. W centrum 

teoretycznie (wedle marzeń i niespełnionych nadziei 

prowincjuszy) czas biegnie szybko do utraty tchu, życie 

buzuje i kipi, okazje łapie się w locie, a loty tam ikaryjskie, 

wprost w słońce. W centrum funkcjonuje się na ekstremach, 

doświadczając iluzorycznych wzlotów i całkiem realnych 

upadków. 

Dzisiaj mianem „prowincji” (używanym zamiennie z eufemi-

stycznym „ale wiocha!”) nazywa się nie tyle konkretne tery-

torium, ile specyficzny (najczęściej uznawany za „gorszy”) 

1	 Jerzy Duda-Gracz, Między rozpaczą a drwiną, wstęp: Krzysz-
tof Teodor Toeplitz, Wyd. Arkady, Warszawa 1985.

stan ducha lub stan umysłu. Co prawda prowincja, pojmo-

wana zbyt powierzchownie, w kategoriach cichego i spo-

kojnego, idyllicznego miejsca – nadal jest jeszcze modna. 

Czy jednak istnieje jej wizerunek, zapisany w malarstwie, 

grafice lub rzeźbie? Czy udając się w głąb obszarów (kul-

turowo i mentalnie) odległych, organizując w tak zwanym 

„terenie” współczesne galerie sztuki – artyści czują swój 

związek ze „społecznością lokalną”? Czy może ulegając 

postmodernistycznej „chłopomanii”, patrzą na prowincję 

okiem turysty, z oddalenia?

Trudno co prawda zakwestionować fakt, że jeszcze w ostat-

nich dekadach minionego stulecia, w wyniku dyfuzji, prze-

nikania się kultur, nieznane do niedawna miasteczka i wioski 

zaczęły nabierać znaczenia. Wiele z nich rozpoznaje się 

dzisiaj jako przestrzeń działalności i życia intelektualnej elity, 

jako istotne punkty na mapie osobnego (usytuowanego na 

obrzeżach metropolii) świata. Do świata tego należą, jakże 

odmienne od „miejskich” niewielkie galerie sztuki, niekiedy 

także teatry, zakładane w opuszczonych budynkach stacyj-

nych, działające w przestrzeni postindustrialnej, czy wresz-

cie kawiarnie i zajazdy, w których okazjonalnie organizuje 

się spotkania pisarzy i poetów. Specyficznym przykładem 

okazuje się funkcjonujący w Wielkopolsce teatr „Stacja 

Szamocin”, innym (równie intrygującym) Galeria Miejska 

Mosina, usytuowana nieopodal Poznania. Jeszcze innym 

Galeria Stodoła, mieszcząca się w Szumiłowie, na terenie 

sporej wsi, położonej w gminie Radzyń, w województwie 

kujawsko-pomorskim. Naturalne wydaje się również, że 

5.
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o programie tego typu placówek decydują zainteresowania 

i osobowości ich twórców, którym jednak nie dane stwo-

rzyć dzieł na miarę malarskich wizji Jerzego Dudy-Gracza. 

Paradoksalnie dialog z Dudą podejmują nieliczni. Zazwyczaj 

„ponad głowami” niezupełnie zorientowanych widzów. 

Domniemani interlokutorzy to w końcu artyści osobni, 

funkcjonujący inaczej na prowincji, inaczej w atmosfe-

rze własnego, wpisanego w wielkomiejski pejzaż – ate-

lier. Gdy przed ponad dwudziestoma laty odwiedziłam 

Andrzeja Umiastowskiego w jego gdańskiej pracowni, 

położonej niemal w sercu Starego Miasta (pisywałam wów-

czas recenzje dla całkiem przyzwoitej, prowincjonalnej 

gazety, jaką pod redakcją Wojciecha Kassa był „Tygodnik 

Sopot”), artysta tworzył mroczne, malowane laserunkami 

kompozycje. Utrzymane w brązach i szarościach płótna 

zaludniały ponure, zdeformowane postacie frustratów 

i szaleńców, przedwcześnie podstarzałych, skarlałych doro-

słych i ogołoconych z infantylnej naiwności dzieci, o twa-

rzach zunifikowanych, jednakich, naznaczonych piętnem 

bezmyślności i smutku. Od kilku, no może kilkunastu lat 

– Andrzej Umiastowski żyje i tworzy we wsi Koleczkowo, 

położonej nieopodal Gdańska. 

Nieuczciwie byłoby jednak twierdzić, że nowe obrazy, 

powstałe już tutaj, na Kaszubach – zwiastują jakiś wyraźny, 

artystyczny zwrot. Tchną, co prawda, (nieznanym wcześniej) 

optymizmem i pięknem, świecą rozmigotanym, niemal 

transparentnym, dość intensywnym kolorem, intrygują 

nową paletą barw. Nie powstają jednak w wyraźnej opozycji 

do tego, co już namalowane, minione. Droga, jaką od lat 

podąża artysta, a właściwie dość wąska, porosła trawą i ziel-

skiem, klucząca gdzieś po miedzach i złotych ścierniskach 

ścieżka – zawsze była drogą osobną, naznaczoną wyraźnie 

indywidualizmem, piętnem własnych poszukiwań i włas-

nych wątpliwości, niepokoju. Zawsze też wiodła z prowincji 

ku centrum, prowadząc od fascynacji płynną zmiennością 

pór roku i barwami zwyczajowo przypisanymi Naturze ku 

przestrzeniom, w których czas ulegał był spowolnieniu, aż 

po moment zatrzymania w magicznym kręgu archetypu, 

symbolu i mitu. 

Zwykle też pojawiał się w kompozycjach malarskich Umia-

stowskiego modernistyczny wizerunek kobiety, o rozroś-

niętych biodrach i udach, kobiety zmysłowej, o pełnych 

piersiach, tryskającej energią, namiętnością i zdrowiem. 

Wizerunek skontrastowany z portretem mężczyzny, zagu-

bionego, niepewnego swych racji człowieczka w bereciku 

„z antenką” lub w wełnianej czapeczce, z nieodłącznym 

atrybutem władzy, z mocno wypchaną teczką urzędnika lub 

inkasenta trzymanej z nadmierną troską w czerwonej, ordy-

narnej dłoni. Z czasem postać niepozornego mężczyzny 

zaczęła nabierać wielkomiejskiego „sznytu”, skromny bere-

cik zastąpił kapelusz, podniszczoną dyplomatkę – czarny, 

odświętny garnitur. Twarz tylko pozostała niewzruszona, 

gładka jak kamień polny, nieskażona cieniem myśli lub 

bardziej wyrafinowanego uczucia. 

Interesując się wizerunkiem człowieka i jego najbliższego 

otoczenia, pokazując swych bohaterów w sytuacjach zwy-

czajnych, codziennych, Umiastowski buduje nową mitolo-

gię prowincji i czyni to w sposób konsekwentny, daleki od 

stereotypów, fachowy. Podejmuje swoistą grę z odbiorcą, 

podkreślając niemal w każdej z kompozycji bliskość nar-

ratora i adresata, tego, kto zapisuje na płótnie nasycone 

ciepłem i światłem historie oraz tego, kto owe historie 

odczytuje i dopowiada, współtworzy. Nieprzypadkowo też 

znakiem rozpoznawalnym prowincji staje się rozświetlone 

w upale molo, fragment sopockiej plaży, zadymione wnę-

trze kasyna, kawiarni lub pubu, w którym nagromadzone 

postacie zdają się rozsadzać przemyślany konstrukt, struk-

turę kompozycji, wychodzić poza ramy obrazu. 

Niezależnie jednak od tego, że mianem „prowincjonalnej” 

określamy pewien rodzaj hermetycznej, niewrażliwej na 

zmiany osobowości – która demonstrowana, obnoszona 

6. Andrzej Umiastowski Panie na pomoście | olej na płótnie |

6.
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publicznie staje się przekleństwem – świat domniemanej 

prowincji jest nadal obecny w kulturze. Świat przedstawiany 

albo z pewnego rodzaju sentymentem, tęsknotą za czasem 

dawno minionym, albo z delikatną nutą autoironii, na jaką 

zdobywamy się, odkrywając w chwilach niebezpiecznej 

szczerości jakąś cząstkę prawdy o sobie. W końcu wszyscy 

pochodzimy z prowincji, z prowincji Europy lub przynależ-

nych Europie metropolii. Nieprzypadkowo pewien znamie-

nity teatrolog, nie kryjąc sentymentu do miejsca urodzenia, 

zwykł mawiać, że „każdy ma jakieś swoje Koluszki”. Jednak 

fakt posiadania własnych, osobistych „Koluszek” nie wyda-

wał się jeszcze wówczas, u schyłku minionego stulecia – tak 

bardzo nobilitujący. Inaczej jest dzisiaj. 

Dzisiaj niezupełnie „prowincjonalna” prowincja staje się  

miejscem wymarzonym, miejscem przeznaczenia, nie-

skrępowanej i twórczej przygody. To tutaj czas zatrzymany 

obrasta legendą i mitem. Tutaj genius loci wabi prawdą 

i pięknem, uwodzi możliwością podejmowania artystycz-

nych eksperymentów i niekończących się poszukiwań. Od 

„centrum” ucieka się dzisiaj na prowincję, by tylko niekiedy 

zaglądać do ulubionych kawiarni i klubów, by pojawić się na 

moment w galerii, by spotkać się z przyjaciółmi i pogadać. 

Zapisana w malarstwie Dudy-Gracza prawidłowość uległa 

swoistemu odwróceniu. Odkrywamy zatem prowincję na 

nowo, tę wiejską i tę związaną z folklorem małych – do 

niedawna tak nielubianych – postindustrialnych miaste-

czek i miast. 

Odkrywamy prowincję dla siebie w przeświadczeniu, że 

prowincjonalizm istnieje dzisiaj w przestrzeni urbanistycz-

nej metropolii, na salonach nowobogackich i „vipów”. Pano-

szy się w świadomości ich mieszkańców i bywalców, jawi 

się w umysłach, kompleksach, uprzedzeniach… Prowincja 

rozsiada się wygodnie w studio telewizyjnym i radiowym, 

wypełnia loże w teatrach i pierwsze ławki w kościołach, 

obnosi „markowe” poglądy, wolna od wszelkich nałogów 

nie ulega zgubnemu nałogowi myślenia. Prowincja kon-

statuje fakty, pozwala sobie na monitoring i ewaluację, 

uczestniczy „czynnie” w celebracjach i biernie w zmianach, 

co niewątpliwie najlepsze, wznosi pomniki i świątynie,  

patriotyczne hasła i narodowe sztandary. Prowincja jest 

teraz wszędzie. 

Małgorzata Dorna (Wendrychowska) maj 2018

Marcin Plichta Pejzaż (fragment) | czarny dąb, 100 x 110 cm, 2017 | 



10

p
o

e
z

j
a

Ty, Który jesteś…
	 Dla Józka Barana na urodziny 

	 Bo taki tylko duch, co na gościńcu

	 Niebieskim ziemię przyjął, na kształt mszału,

	 I w sobie złożył ją (…)

	 A Boga – wiatrem zaczerpnie ze studni

	 Przydrożnej i ugasi Nim pragnienie

B. Leśmian Spowiedź

Ty, Który jesteś, Którego wciąż szukam
w szczelinach wiatru i ufności dziecka.

By nie zmatowiała nazbyt moja dusza
znaczysz ją bólem po krawędziach ciała.

Niemy od wrzasku z tej pustyni świata
ku wiecznym płynę bramom
i Ciszę wysławiam…

			   Studzieniec, 20 VII 2017

Spóźnieni kochankowie
Dla J.

Wody wielkie nie zdołają ugasić miłości,

nie zatopią jej rzeki.

Pnp 8, 7

					   

Jeśli się miłość nam przydarzy
o zwykłej dla każdego porze. 
To niech ją ptaki nie rozdziobią
i nie pochłonie żadne morze.

				    2017

Poranek w mieście

o brzasku dnia
rozespane miasto budzi się we mgle

na Mariahilfberg kościelne dzwony
zwołują wiernych na Jutrznię

Bóg jeszcze nie zliczył
wszystkich ocalonych
stąd drzwi wciąż otwarte do Jego świątyni

nad którą dzikie gołębie
w ostrych dziobach unoszą
kochanków nadzieje

Amberg, 27 IX 2017

Dzień Zaduszny

niech nas nie zwiodą kirów smutki
i łzy co same do oczu się cisną

bo każda śmierć nowe życie rodzi
będąc dla siebie glebą żyzną

stąd musi umrzeć to co ma się począć
zanim na wieczną chwałę zmartwychwstanie

listopad 2017
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Urodził się 4 lipca 1965 roku w Sannikach na Mazowszu. Franciszkanin, wykładowca teologii pastoralnej, poeta i krytyk 
literacki. Studiował w Instytucie Teologicznym Księży Misjonarzy w Krakowie oraz na Uniwersytecie Laterańskim 
w Rzymie. W 2001 roku doktoryzował się w Papieskiej Akademii Teologicznej w Krakowie. Zajmuje się pracą dydak-
tyczną, naukową i literacką. 
Od 2007 roku członek Krakowskiego Oddziału Stowarzyszenia Pisarzy Polskich, Stowarzyszenia Autorów Polskich oraz 
Stowarzyszenia Academia Europaea Sarbieviana. Wiceprezes polskiego oddziału Stowarzyszenia Kultury Europejskiej, 
którego współzałożycielem był Jarosław Iwaszkiewicz.
Autor licznych publikacji z zakresu teologii i literatury. Debiutował w 1987 roku. Jego wiersze były tłumaczone na język 
włoski, francuski, chorwacki, macedoński, serbski, słoweński, esperanto, angielski i rosyjski. Można je znaleźć w polskich 
i obcojęzycznych antologiach. Opublikował trzynaście tomików wierszy, ponadto jest autorem książki W ciszy Boga, 2001.

Lipiec w Bieszczadach
kiedy zmęczone powieki
dotykają nocy
sny jak pająki
snują się po ścianach
delikatną nicią
by zdążyć przed świtem
zanim mgły odsłonią
inne barwy lata

Eligiusz Dymowski

p o e z j a

Nad Niewiażą
		  Czesławowi Miłoszowi po latach

Nurt leniwej rzeki przywołuje wspomnienia z dzieciństwa.
I choć od jej długości nie zależy szczęście,
rzeka wzrusza nadal i raduje serce.

Tutaj przecież zaczęło się wszystko i trwa. Napisze poeta:
Gdziekolwiek wędrowałem, po jakich kontynentach, zawsze 
twarzą 
byłem zwrócony do Rzeki.

Nadal w zakolach i zaroślach wspomnień,
Duchy przodków powracają nocą,
przypominając żywym o swoim istnieniu.

Zapatrzeni w ciemną wstęgę wody,
w milczeniu dziękujemy Bogu za dzień
w którym i rzekę i nas kiedyś stworzył.

			   Szetejnie, lipiec 2018
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t e a t r
Szekspir śpiewany z perspektywy gender
Ewa Nawrocka

Tegoroczny 22. Festiwal Szekspirowski w Gdańsku jak 

zwykle jednych widzów zadowolił, innych rozczarował. Naj-

większy zawód sprawił fakt nieprzyznania Złotego Yoricka, 

nagrody za najlepsze polskie przedstawienie szekspirow-

skie minionego sezonu. Tym większy, że pretendentami do 

nagrody były dwa, wybrane przez selekcjonerów spośród 

szesnastu (wyjątkowo dużo) wystawień Szekspira: bardzo 

dobrze przyjęte na Festiwalu Hamlet-komentarz Teatru Pieśń 

Kozła i Makbet Teatru Muzycznego Capitol, oba z Wrocławia. 

Konkurs o Nagrodę Yoricka i Festiwal Szekspirowski to dwa 

niezależne zdarzenia, więc komentarz zostawmy na koniec.

Jak w poprzednich latach, prezentacje festiwalowe biegły 

dwoma nurtami. Propozycje głównego nurtu (9 przedsta-

wień), wsparte cyklem Wkurzone na Szekspira1, równoważyły 

propozycje SzekspirOff nie tylko ilościowo (13). Te drugie 

były urozmaicone. Wzbogaciły ofertę teatrów zagranicz-

nych. Wzbudziły zainteresowanie i aplauz publiczności, 

czego wyrazem były nagrody i wyróżnienia jury i widzów. 

1	 Gwałt na Lukrecji, reż. Marcin Liber, AST Kraków; HMLT, 
reż. Magda Szpecht Teatr im. H. Ch. Andersena Lublin;  
Szukając Romea, reż. Klaudia Hartung-Wójciak, Teatr Baga-
tela Kraków.

1.

1. Hamlet-komentarz, Teatr Pieśń Kozła, reż. Grzegorz Bral, 

na zdjęciu Natalia Voskoboynikov (po lewej) i Julianna  

Bloodgood | fot. Mateusz Bral |

2. Makbet, Teatr Capitol, reż. Agara Duda-Gracz, scena 

zbiorowa | fot. Greg Noo_wak | 

2.



13

Z roku na rok ranga SzekspirOff rośnie. Zestaw wnosi świe-

żość i oryginalność spojrzenia na Szekspira, świadectwa 

odczytania jego dramatów przez ludzi bardzo młodych, 

nieskrępowanych konwencjami instytucjonalnego teatru. 

SzekspirOff ma swoją publiczność, nawet swoich fanów, 

a granica między Offem a nurtem głównym zaciera się. 

Niestety, nie widziałam żadnego z tych przedstawień. 

Mogę odwołać się do opinii innych zaprzyjaźnionych 

widzów, a także do recenzji zamieszczonych w festiwalo-

wej gazetce „Shakespeare Daily”, redagowanej na bardzo 

dobrym poziomie przez młodych, nieźle już przygotowa-

nych do recenzenckiego fachu pasjonatów teatru i Szekspira 

w szczególności.

Mimo formalnego oddzielenia Offu od nurtu głównego dała 

się zauważyć wspólnota przesłania ideowego zaprezento-

wanych na nich spektakli. Co łączyło te dwa nurty? Wyra-

zista perspektywa gender (dla wielu straszak i przedmiot 

tyleż nienawistnych, co pozbawionych wiedzy i rzeczowo-

ści napaści). To wyraźne piętno czasu, echo zanurzonych 

w społecznym klimacie, nie tylko w Polsce, także w Euro-

pie i na świecie, dyskusji o wzorcach i pryncypiach kultury 

kształtowanej przez i z perspektywy dominacji mężczyzn, 

to dopuszczenie do głosu kobiet, ich punktu widzenia 

w diagnozowania świata społecznego, politycznego i ich 

sytuacji egzystencjalnej. Niemal wszystkie prezentowane 

na festiwalu spektakle, tak z Offu, jak i z nurtu głównego 

były bardziej lub mniej wyraziście przejawem „wkurzenia 

na Szekspira”. Przybrało to rozmaite formy: czytania wbrew 

Szekspirowi, demaskowania Szekspira przez pokazywanie 

jego mizoginizmu, wydobywania z Szekspira obecnych 

w nim, choć dotąd nie eksponowanych sensów/obrazów/

sytuacji opresji kobiet ze strony mężczyzn. To wielogło-

sowy lament i gniew kobiet − szekspirowskich bohaterek, 

wyraziście i przejmująco wybrzmiewający bez względu na 

to, czy twórcami przedstawień są kobiety (Ewelina Marci-

niak, Agata Duda-Gracz) czy mężczyźni (Grzegorz Bral, Jan 

Klata). Uderzająca jest przy tym ilościowa przewaga kobiet 

w znaczących rolach realizatorów przedstawień.

Siłę kobiecego głosu, wyrazistość perspektywy kobiecego 

doświadczenia, odczucia, emocji, gniewu, buntu podkreśla 

dosłownie fakt, że wszystkie przedstawienia odwołują się 

do śpiewu jako formy wyrazu, koniecznej, niezbywalnej, 

często wręcz pierwotnej. Rola śpiewu w tych przedsta-

wieniach jest inna niż w znanej od stuleci praktyce trans-

ponowania szekspirowskich historii/fabuł w odmienny 

rodzaj sztuki (opera, musical – tu też był). To nie ozdobnik, 

muzyczna ilustracja, tło dźwiękowe częste w teatrze dra-

matycznym. 

To śpiew − forma ekspresji postaci dramatycznych, odwo-

łanie się do elementarnego miejsca śpiewu w kulturze, 

zarówno w kulturze współczesnej, jak i w kulturach naj-

dawniejszych, ludowych, pierwotnych. To w dużej mierze 

żywioł kobiet, ich narzędzie komunikacji, bliskie głosom 

natury i wielogłosowości świata, jakby przedintelektualny, 

przedsłowny, sytuujący się na granicy języka, mocno zwią-

zany z cielesnością, angażujący w najwyższym, rozległym 

stopniu ciało, jego mięśnie, oddech, wibracje przez zakty-

wizowanie rytmu, intonacji, siły głosu od szeptu do krzyku. 

Tak jak śpiewo-mowa matki w kontakcie z dzieckiem albo 

śpiew rytualny, obrzędowy w relacjach z bóstwem. 

Festiwal rozpoczął efektowny (niektórzy uważają, że 

efekciarski) musical Romeo i Julia Studia Buffo z Warszawy 

w reżyserii Janusza Józefowicza. To odświeżona wersja 

przedstawienia z roku 2004, inscenizacyjnie korzystająca 

2.
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z możliwości najnowszych technologii: wizualizacja 3D, 

z wszystkimi współczesnymi gadżetami (telefony komór-

kowe, smartfony, gry komputerowe, awatary, emotikony 

i tym podobne). Widowisko wodno-świetlne niewątpliwie 

uwodzi pomysłowością. Werona to jakieś super nowoczesne 

futurystyczne miasto szklanych wieżowców, rozpadająca 

się katedra tonie w zieleni i dosłownie w zalewającej ją 

wodzie, para kochanków, a raczej ich dusze/duchy unoszą 

się w międzygwiezdną przestrzeń. Do tego popisy taneczne 

na zalanej wodą scenie, walki wschodnie, lot na linie. Efekty 

wizualne jednak nie znajdują wsparcia w tym, co dla historii 

kochanków z Werony najważniejsze i po jakimś czasie nużą. 

Muzyka Janusza Stokłosy nie ma nic porywającego, nie 

zapada w ucho, nie ma muzycznych hitów, które chciałoby 

się zapamiętać i nucić. Libretto (Agata Miklaszewska) bardzo 

uproszczone, dialogi (Bartosz Wierzbięta) wręcz grafo-

mańskie, a nawet prostackie. Spektakl jest adresowany do 

młodego widza w sposób naturalny osadzonego w nowo-

czesnej technologii i podobno podoba się młodzieży. Chęt-

nie wierzę, ale moje wnuczki ze szkoły podstawowej trochę 

się znużyły nadmiarem i powtarzalnością efektów wizual-

nych mocno przytłaczających istotę historii Romea i Julii.

Feministyczno-genderowa perspektywa czytania i insce-

nizowania Szekspira rzutowała też na lekturę jego kome-

dii, która wydobyła z nich tragiczną podszewkę. Tak czyni 

zarówno Ewelina Marciniak, reżyserując Sen nocy letniej 

w niemieckim teatrze we Freiburgu, jak i Jan Klata, twórca 

(adaptacja tekstu, reżyseria działań scenicznych i muzyki) 

Miarki za miarkę w praskim teatrze Divadlo Pod Palmovkou.

„Letni sen” w ujęciu Marciniak jest „ciężki”, bolesny, przy-

tłaczający. Wyraźnie zarysowano w nim napięcie między 

3.

3. Miarka za miarkę, teatr Divadlo pod Palmovkou, reż. Jan 

Klata, na zdjęciu Tomáš Dianiška, Ondřej Veselý, Radek 

Valenta | fot. Martin Špelda |
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światem mężczyzn i światem kobiet, zarówno ludzkim, jak 

i baśniowym. Panuje w nich prawo i system jako narzędzia 

opresji, patriarchalnej dominacji.

Książę Tezeusz poniewiera Hipolitą, wspiera swoją książęcą 

władzą władzę bezwzględnego ojca Hermii (powołując się 

na prawa ateńskie), ją samą brutalnie molestuje. 

Nie inaczej jest w świecie fantastycznego lasu, gdzie Oberon 

(obie role Tezeusza i Oberona gra ten sam aktor Henry 

Meyer) pomiata Tytanią, pomysłowo i pięknie wystylizo-

waną na Wenus z obrazu Botticellego Narodziny Wenus 

(wyrazista, urodziwa Janna Horstmann) i dziewczęcym 

Pukiem (urokliwa Anja Schweitzer).

Marciniak pokazuje w baśniowej, pogodnej komedii Szeks-

pira bynajmniej nie urojone autorytarne rządy władczych 

dorosłych i sprzeciw młodych, uzależnionych od nich hierar-

chicznym układem w rodzinie (rodzice-dzieci) i w państwie 

(władcy–poddani). Las na chwilę, na moment staje się prze-

strzenią wolności i piękna, których szansę stwarza czysta 

natura (tu uosobiona przez nagość postaci) i spontaniczna 

erotyka oraz naiwna, szczera, niewyrafinowana sztuka 

w wykonaniu amatorskiego zespołu ateńskich rzemieślni-

ków. Baśniowa scenografia (Katarzyna Borkowska) pomy-

słowo i udanie nawiązuje do Narodzin Wenus Botticellego. 

Trzy muszle to łoża miłosne, miejsce erotycznych igraszek 

w różnych konfiguracjach, w istocie niewinnych, bezprude-

ryjnych („dzieci kwiaty”?). Nagie postaci bohaterów schodzą 

ze sceny, „bratają się” z widzami, łamią normy obyczajowe 

ustalające granice wstydu w publicznym odsłanianiu ciała. 

Niektórych to żenuje, a nawet gorszy, ale jest to celowy 

znak teatralny, często przez Marciniak wykorzystywany. 

W niemieckim Śnie… w sposób umotywowany i taktowny.

Główną postacią jest Hermia (przejmująca w tej roli Rosa 

Thormeyer) odtrącona, poniewierana, manipulowana, uży-

wana, bezradna wobec przemocy patriarchalnego systemu 

i prawa. Spodek (tu Podszewka) występuje w fantastycz-

nym futrzanym kostiumie z głową kojarzącą się z męskim 

członkiem (nie osioł z uszami). Ateńscy rzemieślnicy jako 

aktorzy-amatorzy są bardzo śmieszni w swojej prostocie 

i naiwności, ale głęboko poważni w swoim stosunku do 

sztuki, która ich zdaniem „wymaga prawdy”. Jak rozumiem, 

to przesłanie nie może ograniczać się i zawężać tylko do 

gry, do konwencji. Oznacza wymóg przekraczający sferę 

czysto estetyczną, wkracza w przestrzeń powinności etycz-

nych sztuki, a także, może przede wszystkim, sztuki teatru.

Najśmieszniejsza, najbłahsza komedia Szekspira ma 

w ujęciu Marciniak i bardzo dobrych niemieckich aktorów 

z Freiburga drugie dno – poważne i ważkie. 

Drugi Sen nocy letniej w wykonaniu Mostaghel Theatre 

z Teheranu w reżyserii Mustafa Koushki pominął sceny 

teatru rzemieślników ateńskich. Mimo okrojenia tekstu ujął 

widzów żywiołowością działań aktorskich, niemal cyrkową 

ich sprawnością, brawurowym tempem. Mnie zaskoczył 

koncepcją postaci Hipolity, królowej Amazonek. Jest ona 

bardzo żywiołową, energiczną, wręcz dziką, wrzaskliwą 

wojowniczką, zmierzającą z determinacją do osiągnięcia 

celu – ślubu z Tezeuszem. Ponieważ może on się odbyć 

tylko w czasie pełni księżyca, Hipolita robi wszystko, by 

ją przyśpieszyć, uciekając się do pomocy mieszkańców 

zaczarowanego lasu. Publiczność przyjęła przedstawienie 

z życzliwością.

Miarka za miarkę, ostatnia komedia Szekspira, to sztuka już 

w lekturze bardzo gorzka. Przedstawienie czeskiego teatru 

w reżyserii Jana Klaty podkreśla to z wielką przenikliwością. 

Jest krótkie, przejrzyście skomponowane, wręcz ascetyczne, 

z wyrazistym przesłaniem. Scenografia (Justyna Łagowska) 

ograniczona do koniecznego minimum (czarne kotary, 

wielofunkcyjne drzwi w środku sceny). Ciężar znaczeń 

przejmują znaczące kostiumy i główny rekwizyt: dyby − 

narzędzie poniżenia zarówno mężczyzn jak i kobiet. Jak 

zwykle u Klaty występują liczne aluzje do współczesności 

w płaszczyźnie pomysłów inscenizacyjnych, działań aktor-

skich i znakomicie dobranych, znaczących piosenek. Ich 

skuteczne rozpoznanie niewątpliwie sprawia przyjemność 

widzowi, dla krytyka jest wyzwaniem, ale nie jest absolutnie 

konieczne dla satysfakcjonującego odbioru spektaklu. To 

przede wszystkim rzecz o nadużyciach władzy, wszelkiej 

władzy tak świeckiej jak i duchownej; rządzących wobec 

poddanych, mężczyzn wobec kobiet, silnych wobec sła-

bych. To prezentacja przemocy uwikłanej w dwuznaczne 

deklaracje moralne, stosowanej bezwzględnie w imię rze-

komo nienaruszalnych pryncypiów etycznych; w istocie 

to działanie pełne hipokryzji, kłamstwa, podstępu, pry-

waty… Wskazuje na to ujęcie postaci. Książę Wiednia uda-

jący mnicha (Jan Vlasák), stary, obleśny, wręcz błazeński 

(charakteryzacja w pierwszej scenie) pali jakieś, być może 

kompromitujące go jako władcę, papiery. Angelo (młody, 

przystojny, powściągliwy, wręcz lodowaty Jan Teplý) jest 

pryncypialny w stosowaniu prawa, nieprzejednany, okrutny 

w piętnowaniu grzechu rozpusty (stosunków przedmałżeń-

skich); sam folguje swoim żądzom. Niebywale okrutna scena 

„użycia” seksualnego Marianny. Nie gwałtu, bo odbywa się 

to za zgodą dawnej jego partnerki. Tu kobieta jako rzecz 

do użycia, bez krztyny emocji, nawet pożądania; zimny, 

techniczny seks jak z filmu pornograficznego.
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Religijnie zaczadzona, wręcz opętana (odniesienie do Matki 

Joanny od Aniołów?) niedoszła mniszka, Izabela (przejmu-

jąca Tereza Dočkalova) jest równie bezwzględna wobec 

brata, skazanego na śmierć przez Angela, jak jego nieprze-

jednany sędzia. Wybrana przez księcia na żonę, w finale 

przedstawienia rozpaczliwie płacze, zdając sobie sprawę 

jak dalece jest ofiarą męskich manipulacji, bez jakiejkol-

wiek szansy obrony czy ucieczki. Dla mnie przedstawienie 

poruszające.

W nurcie głównym festiwalu mieliśmy okazję zobaczyć 

dwa skrajnie odmienne Makbety: włoskiego z Sardegna 

Teatro & Compagnia Teatropersona z Sardynii, w autorskim 

opracowaniu (reżyseria, scenografia, kostiumy, światła) 

Alekssandro Serry z Sardynii i polskiego Agaty Dudy-Gracz 

z teatru Muzycznego Capitol we Wrocławiu. 

Przedstawienie Serry, grane wyłącznie przez mężczyzn, jest 

mroczne, surowe w scenograficznej prostocie, biało-czar-

nych kostiumach męskich postaci (codzienny ubiór sardyń-

skich wieśniaków: białe koszule, czarne spodnie, kamizelki, 

marynarki i kaszkiety); dymy, opary, mgły zacierają wyrazi-

stość obrazu. Także elementarne, surowe dźwięki, szumy, 

szelesty, odgłosy spadających kamieni, które są ważnym 

rekwizytem w budowaniu grobowych kopców, piramidek. 

Zaskakujący i teatralnie porywający jest sposób ujęcia 

postaci czarownic. Liczebnie pomnożone, z nieodzownymi 

miotłami, na których jeżdżą, bądź nimi zamiatają, wznieca-

jąc kłęby kurzu, wnoszą na scenę dużo ruchu, brawurową 

energię, ale i ludowe poczucie sytuacyjnego humoru. To 

szaro odziane wieśniaczki z brodami (tak je określa Szeks-

pir), ruchliwe i wszędobylskie, śmieszne i groźne zarazem. 

Surowość i inscenizacyjna asceza uczyniła z tego Makbeta 

widowisko przejmujące, poruszające i piękne.

Autorska propozycja Agaty Dudy-Gracz to popis kreatyw-

nej wyobraźni wszechstronnie twórczej artystki, która tu 

odpowiada za adaptację tekstu, scenografię, kostiumy, reży-

serię i sposób użycia muzyki zaproponowanej przez Maję 

Kleszcz i Wojciecha Krzaka. Strona muzyczno-dźwiękowa 

odwołuje się do średniowiecznych poematów, hymnów, 

ballad w językach średnioirlandzkim, walijskim, staroan-

gielskim. Ten Makbet przywołuje na scenie dziki, pierwotny 

świat jedenastowiecznej Szkocji, świat niebywale brutalny, 

ogarnięty wojną, rzezią, okrucieństwem. Agata Duda-

Gracz w świadomy i przemyślany sposób posługuje się 

tekstem szekspirowskiego Makbeta dla zbudowania uwo-

dzącej urodą plastyczną wizji totalnego, powrotnego, jak 

w kołowrocie, Zła. Widzimy tłum ciał, obnażonych do pasa 

mężczyzn-wojowników, muskularnych, z wytatuowanymi 

runicznymi znakami (przynależności do klanów?) w miarę 

rozwoju akcji coraz bardziej zakrwawionych i poranionych. 

Na ruchomym podeście, wznoszącym się ukośnie i opada-

jącym (znak niestabilnego świata?) kłębią się, siedzą, leżą, 

4. Miarka za miarkę, teatr Divadlo pod Palmovkou, reż. Jan 

Klata, na zdjęciu Jan Hušek, Martin Hruška, Kamila Trnková 

| fot. Martin Špelda |

4.
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padają i wstają, zsuwają się jakby do grobowej przepaści, 

jakby to ziemia w konwulsjach wzdrygała się i zrzucała 

z siebie kolejne partie trupów. Ten ruch się powtarza ze 

znaczącą monotonią. Nie ma dekoracji, są tylko postaci na 

pustej scenie, na której tworzą żywe, piękne plastycznie 

uformowane obrazy. Kolorystyka kostiumów, zachwy-

cająco modelowana światłem (Katarzyna Łuszczyk) gra 

tonami czerwieni, fioletu, zimnego błękitu i zieleni. Mrok 

przełamuje kwadrat światła, w którym reżyserka umieszcza 

niemal nieruchomego Makbeta (Cezary Studniak). Aktor nie 

ma wiele do grania: siedzi, klęczy, leży, stoi. Zastanawiamy 

się, czy to symboliczne uwięzienie w losie? Czy oglądamy 

jego sen? Wyobrażenie? Reżyserka wyjaśniła, że to chwila 

przedśmiertnego przepływu obrazów z całego życia, scen 

z ludźmi, których kochał i których skrzywdził. W jej zamy-

śle świat oglądany na scenie nie przedstawia świata real-

nego, lecz jakąś przedśmiertną wizję/reminiscencję z taśmy 

pamięci i rachunku sumienia. Bez tego komentarza nie jest 

to w pełni czytelne dla widza.

Agata Duda-Gracz z inwencją artysty i kompetencją histo-

ryka wzbogaca szekspirowski świat o nieobecne w nim, 

ale możliwe i prawdopodobne elementy. Na przykład 

tchórzliwy i brutalny król Duncan gwałci (a może tak się 

wydaje Makbetowi) Lady Makbet (wrażliwa, delikatna 

i czuła Magda Kumorek), co usprawiedliwiałoby psycho-

logicznie jego zabójstwo.

Reżyserka dodaje dużo postaci kobiecych (żony rycerzy, 

narzeczone, damy dworu, służące, mamki, kucharki…). 

Rozbudowuje niemą obecność czarownic na scenie: to 

Matka z ciałkami pomordowanych dzieci, Zgwałcona, Sza-

lona. Wszystkie one to ofiary wojny, męskiej dominacji, siły 

i okrucieństwa.

Metafizyczny prymat nad światem ludzi reprezentuje mar-

ginalna w tekście Szekspira Hekate. Tu obecna cały czas na 

scenie skrzydlata, niczym Czarny Anioł Śmierci, o bujnych, 

kobiecych kształtach, czarnoskóra, z wspaniałym mocnym 

głosem, rewelacyjnie śpiewająca Emose Uhunmwangho.

Wrocławski Makbet poraża rozbuchaną widowiskowoś-

cią, ale też trochę nuży, jest za długi, zwłaszcza w pierw-

szej części; refreniczne powtórzenia efektów scenicznych 

opatrują się, zmęczenie rodzi dystans do postaci, nie ma 

miejsca na współodczuwanie, na tragizm. Wysmakowana 

estetyczność studzi emocje i pożera sens.

Wrocławski Makbet był drugim pretendentem do nagrody 

Złotego Yoricka obok innego wrocławskiego przedstawie-

nia: Hamlet-komentarz w reżyserii Grzegorza Brala z Teatru 

Pieśń Kozła. 

Były to przedstawienia skrajnie różne w swojej estetyce, 

choć miały też liczne wspólne punkty.

Wielotworzywowy teatr Brala eksponuje głównie muzykę 

i śpiew, także ruch sceniczny w postaci pantomimy, baletu, 

a w Hamlecie, w największym dotąd stopniu, również tekst. 

Przestrzeń została plastycznie zagospodarowana, powścią-

gliwie i funkcjonalnie (Robert Florczak). Sala tronowa, krze-

sła, stoły, podesty, łoże, na ścianach przeciwległych lustra; 

czarne kostiumy, konieczne rekwizyty: miecze. Światło 

wydobywa postaci, punktuje sceny. 

Sytuacja dramatyczna zadzierzgnięta pomysłowo. Król 

Klaudiusz już nie żyje, pogrzeb jeszcze się nie odbył, rodzina 

i dworacy mają jeszcze czas na rozmyślania i refleksje. Duch 

Króla czynnie uczestniczy w przedakcji dramatu. Twórcy 

wprowadzają zaskakujący, ale prawdopodobny pomysł: 

Hamlet miał starszą siostrę Gertrudę. Ten fakt rzutuje na 

wzajemne relacje rodziców Hamleta. Akcja sceniczna, pan-

tomima, ruch postaci odsłaniają brutalne postępowanie 

mężczyzn wobec kobiet, autorytarnych ojców wobec córek, 

mężów wobec żon. Gertruda-siostra Hamleta i Gertruda-

Matka (świetna głosowo i aktorsko) oraz Ofelia doznają 

przemocy fizycznej i zapewne psychicznej, emocjonalnej 

od ojców i męża. Emocje wyrażają śpiewem i ekspresyw-

nym ruchem. 

Hamlet wydaje się postacią drugorzędną (mało wyrazisty 

wykonawca). Bez tekstu ten interesujący pomysł przedakcji 

Hamleta nie byłby czytelny dla widza.

Teksty pieśni napisała Alicja Bral. Nie umiem ocenić ich jako-

ści w wersji angielskiej (indagowani przeze mnie angliści 

i tłumacze miłosiernie milczeli). Wersja polska tekstów razi 

pretensjonalnością, zalatuje kiczem, psuje efekt.

Być może te wskazane przeze mnie słabe punkty obu kan-

dydatów do Złotego Yoricka zaważyły na ocenie jurorów, 

a może kierowali się innymi względami. W każdym razie 

po raz ósmy w historii Festiwalu Złoty Yorick nie został 

przyznany.

Jeszcze dwa przedstawienia teatrów zagranicznych dopeł-

niły program nurtu głównego Festiwalu. Grupa La Fiesta 

Del Viejo z Buenos Aires z Argentyny pokazała widowisko 

inspirowane Królem Learem. 

W schemat historii szekspirowskiego króla i jego trzech 

córek twórcy przedstawienia wpisali realia współczesnej 

Argentyny i osobiste doświadczenia reżysera Fernando 

Ferrery (kontakt ze starym schorowanym człowiekiem 

w osobie starej matki). Własny tekst inscenizatora, mocny, 

ostry, soczysty, zachowuje więź z oryginałem (imiona boha-

terów, na przykład Cordelia, Regina/Regana, Kent; charak-
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ter postaci mimo zmiany płci: błazen jest kobietą). Tekst 

wzbogaca postać Leara o wspomnienia z wczesnej mło-

dości – jest on Żydem, którego rodzice zostali wywiezieni 

gdzieś pociągiem (do obozu zagłady?!), a on oddzielony od 

nich ocalał, ale nigdy nie uporał się z traumą dzieciństwa. 

Jest w Argentynie kimś obcym − emigrantem? uchodźcą? 

przybyszem z Europy? z Polski? „Sprawa polska” akcento-

wana też rozwiązaniami scenograficznymi (akcja dzieje się 

w sali klubu sportowego o nazwie „Polonia”, w której wisi 

polska flaga) wydaje się zaskakująca, dziwna, trochę instru-

mentalnie potraktowana. Reżyser zaprzeczył, że została 

wprowadzona w związku z przyjazdem teatru na Festiwal 

Szekspirowski w Polsce. Nazwa klubu piłkarskiego, którego 

Lear jest właścicielem, jest autentyczna; wzięła się z nazwy 

klubu (hotelu), w którym teatr grał w Buenos Aires. Klub 

sportowy nie przynosi dochodu, raczej wymaga nakładów 

na utrzymanie. Argentyński Don Lear, stary i schorowany 

(alzheimer?) jeszcze przyjmuje w nim przyjaciół, muzyków, 

artystów, poetów. Spadkobiercy chcą go zburzyć i wybu-

dować na tym miejscu jakiś przynoszący dochody wieżo-

wiec. Jeden z zięciów, mąż Reginy (Regany) przychodzi na 

przyjęcie urodzinowe teścia z pistoletem. Należy do tajnych 

służb wojskowych i to jego pistolet kończy w gwałtowny 

sposób urodzinowe przyjęcie. Aktorzy argentyńscy grają 

realistycznie, żywiołowo, ale prym wiedzie znakomity, 

dynamiczny Abian Vainstein. Mogliśmy podziwiać jego 

bogactwo emocji, modulacji głosu, tonów, wyrazistość 

ruchu, gestów, mimiki… To stara, dobra szkoła gry aktor-

skiej, która już odchodzi w zapomnienie.

Niemiecki teatr reprezentowała bywała już na Festiwalu Bea 

von Malchus z Freiburga. Tym razem przyjechała z mono-

dramem Królowe. To monolog nie tyle wewnętrznie zdia-

logowany, co wielogłosowy. Siedząca na krześle (tronie) 

aktorka głosem (artykulacja, intonacja, tempo), mimiką, 

gestem i grą z kostiumem (kołnierzem i połami sukni) 

wciela się przede wszystkim w dwie zantagonizowane kró-

lowe: Elżbietę I Tudor i Marię Stuart. A także w inne postaci 

z ich otoczenia, męskie, dziecięce, różnych narodowości. 

Przedstawia brawurowo historię konfliktu obu królowych 

z dowcipnymi aluzjami do współczesności. Sama w sobie 

jest teatralnym ewenementem. Opowiada, dialoguje, kon-

wersuje, śpiewa. Jest rzeczowa, poważna, krzykliwa, wesoła, 

śmieszna, dowcipna, złośliwa, sarkastyczna… Nie będąc 

aktorką z wykształcenia, robi teatr jednego aktora z nie-

bywałą perfekcją. Bardzo ją lubię.

22. Festiwal Szekspirowski miał wyrównany przyzwoity 

poziom. Nie sprowokował gwałtownego sprzeciwu ani 

oszałamiającego zachwytu.

Ewa Nawrocka

Marcin Plichta Scena rodzajowa | 50x70 cm, drewno woskowane, 1989 |
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e s e j
Pełna jatka i tasiemiec Gabrieli Zapolskiej
Marek Adamiec

Kary te taki wzbudziły strach u wszystkich, że przyjaciel 

zapierał się przyjaciela, ojciec syna, a syn ojca.

Jakub de Voragine, Złota legenda1

Najwyższa pora, by porzucić nudę życia codziennego 

i zanurzyć się bez reszty w świecie rozrywki. Znacie? – to 

posłuchajcie. Wreszcie: 

„[…] nadszedł dzień egzekucji. Od rana tłumy ściągały na 

rynek, gdyż głowa szlachcica większą budziła ciekawość 

niż zwykła, a do tego pogoda uczyniła się cudna. Między 

kobietami rozeszła się też wieść o młodzieńczym wieku 

i nadzwyczajnej piękności skazanego, więc cała droga 

wiodąca od zamku zakwitła jak kwiatami od całych gromad 

strojnych mieszczanek; w oknach na rynku i w wystają-

cych przystawkach widać też było czepce, złote i aksa-

mitne czołka lub przetowłose głowy dziewcząt, zdobne 

tylko wieńcami z róż i lilij. Rajcy miejscy, choć sprawa właś-

ciwie do nich nie należała, wyszli wszyscy dla dodania 

sobie powagi i ustawili się w pobliżu rusztowania tuż za 

rycerstwem, które chcąc okazać swoje współczucie mło-

dzieńcowi, stanęło gromadnie najbliżej pomostu. Za nimi 

pstrzył się tłum, złożony z pomniejszych kupców i rze-

mieślników w barwach cechowych. Żaki i w ogóle dzieci, 

wypychane w tył, krążyły jak uprzykrzone muchy wśród 

tłumu, wdzierając się wszędzie, gdzie ukazało się choć 

trochę wolnego miejsca. Nad ową zbitą masą głów ludz-

kich widniał pomost pokryty nowym suknem, na którym 

stało trzech ludzi: jeden kat, barczysty i groźny Niemiec 

przybrany w czerwony kubrak i takiż kaptur, z ciężkim, 

obosiecznym mieczem w ręku – i dwóch jego pachołków 

z obnażonymi ramionami i powrozami u pasów. U nóg ich 

stał pień i trumna obita również suknem. Na wieżach Panny 

Marii biły dzwony, napełniając miasto spiżowym dźwiękiem 

i płosząc stada kawek i gołębi. Ludzie patrzyli to na drogę 

wiodącą z zamku, to na pomost i sterczącego na nim kata 

z pałającym w słonecznym blasku mieczem, to wreszcie 

na rycerzy, na których zawsze z chciwością i szacunkiem 

spoglądali mieszczanie. Tym razem było zaś na co patrzeć, 

gdyż najsławniejsi stanęli w kwadrat koło rusztowania”2.

Przedstawiony przez Henryka Sienkiewicza spektakl jest 

praktycznie integralnym elementem życia codziennego 

Europy nowożytnej. Jak wiedzą doskonale czytelnicy Krzy-

żaków, tym razem do egzekucji nie doszło. Trumna tym 

razem pusta ostała, skazaniec ocalony został. Kat nie popi-

sał się swoją biegłością, a zważywszy na dostojne grono 

widzów, miałby przed kim się popisywać. 

Małodobry, szargasz, ścinacz czy butel – takie były 

ówczesne nazwy urzędowego oprawcy. Jest on tutaj Niem-

cem, nie tylko z powodów ideologicznych, ale przede 

wszystkim dlatego, że z Niemiec pochodzili najsprawniejsi 

mistrzowie wykonujący biegle wyroki śmierci, piętnowania, 

chłosty i okaleczenia.

W utworach autora Quo vadis nie brakuje opisów egzekucji 

i tortur. Sienkiewicz, jako jeden z niewielu europejskich 

pisarzy historycznych, tę sferę zachowań społecznych 

wpisał subtelnie w realia życia społecznego. Praktycznie 

ani „pochodnie Nerona” (by przywołać tutaj znany niegdyś 

powszechnie obraz Henryka Siemiradzkiego przedsta-

wiający męczeństwo chrześcijan), ani rytuał nabijania na 

pal, czy inne formy kaźni lub tortur nie są tutaj opatrzone 

jakimkolwiek komentarzem krytycznym. Okaleczanie ciała3 

i publiczne pozbawianie życia przedstawione zostało jako 

norma społeczna, także w cyklu powieści pisanych „ku 

pokrzepieniu serc”. 

Publiczne egzekucje, a także tortury były stałym elemen-

tem życia codziennego Europy nowożytnej. Przynajmniej 

w tym przypadku Sienkiewicz nie posuwał się do idealizacji 

przeszłości. 

System społeczny, oparty na opisanej między innymi przez 

Michela Foucaulta zasadzie „nadzorować i karać”4, wypra-

1	 Legenda na dzień siedmiu braci śpiących, w: Jakub de Vora-
gine, Złota legenda. Wybór. Tłumaczyła z języka łacińskiego 
Janina Pleziowa. Wyboru dokonał Marian Plezia, Warszawa 
1983, s. 297.

2	 Henryk Sienkiewicz, Krzyżacy, Kraków 2016, t. 1. s. 111.

3	 Por. Ryszard Koziołek, Ciała Sienkiewicza. Studia o płci 
i przemocy, Wydawnictwo Uniwersytetu Śląskiego, Katowi-
ce 2009.

4	 Zob. Michel Foucault, Nadzorować i karać. Narodziny więzie-
nia, tłum. T. Komendant, Warszawa 1998.
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cował przez wieki narzędzia represji, które miały wzbudzać 

grozę, a przez to gwarantować posłuszeństwo.

Sama osoba kata, oprawcy, znającego biegle ludzką ana-

tomię, nie mniej niż fachowy rzeźnik tajniki rozbioru tuszy 

zwierzęcej, wzbudzała grozę. Powiedzenie: „idź do kata” 

było nie mniej przerażające niż formuła: „idź do diabła”. 

Narzędzia publicznego wymierzania kary może nie były tak 

wysublimowane, jak tortury będące do dyspozycji szeroko 

rozumianego Wschodu. Swoją dosłownością i masywnością 

wzbudzały przerażenie. Łamanie kołem wymagało sporej 

biegłości ze strony oprawcy, podobnie jak perfekcyjne 

ścięcie mieczem czy toporem. Niejednokrotnie oskarżony 

przyznawał się do winy na etapie „okazania”; prezentacja 

przedmiotów, które miały sprawić ból, kończyła śledztwo. 

Takie pojęcia jak: „kat”, „topór katowski”, „tortury”, „kara 

śmierci”, „stos”, „szubienica”, „gilotyna”, „krzesło elek-

tryczne”, „szafot”, wreszcie „inkwizycja” i wszelkie pojęcia 

pochodne wzbudzają nadal ambiwalentne uczucia. Z jednej 

strony są obiektem bezwzględnego potępienia jako prze-

jaw postaw nieludzkich. Z drugiej zaś są obiektami fascy-

nacji i zaciekawienia, powracają nieustannie w mniej czy 

bardziej wiarygodnych przekazach i relacjach. Relacjach 

podkreślających przede wszystkim aspekty sensacyjne, 

takie jak erekcja pośmiertna związana z powieszeniem 

czy nieudane egzekucje (wedle terminologii amerykań-

skiej: botched lub wrongful executions)5. Wedle szeptanych 

opowieści, Sergiusz Jesienin, korzystając ze znajomości na 

Łubiance, zwykł uwodzić niewiasty, proponując im spektakl 

rozstrzelania. Eros i Tanatos zawsze w jednym stali domu.

Dyskusja o stróżach porządku i karze śmierci trwa6; 

natomiast „kat” trafił definitywnie do tak zwanego łamańca 

językowego: „kat ma katar z kataraktą”7.

Nie da się ukryć, że narzędzia do zadawania bólu i śmierci 

skazanym są oglądane z taką samą fascynacją jak instru-

menty medyczne (zarówno z przeszłości, jak i współczesne). 

Obydwie grupy narzędzi spełniają podobną funkcję: umoż-

liwiają zgłębianie tajników ludzkiego ciała, a także poru-

szanie się na granicy życia i śmierci. 

I to na rozmaite sposoby. Bowiem kara śmierci była wyko-

nywana przez: ukamienowanie; powieszenie (niektóre 

sposoby wykonywania tej kary wiązały się z rozmyśl-

nym zadawaniem cierpienia, na przykład powieszenie 

głową w dół); uduszenie (zwykle za pomocą garoty); ścię-

cie (wykonywane na kilka sposobów, zwykle za pomocą 

miecza, topora lub gilotyny); rozstrzelanie; porażenie 

prądem (w zasadzie wyłącznie na krześle elektrycznym); 

zagazowanie (w komorze gazowej); zastrzyk z trucizny; 

utopienie; otrucie; zrzucenie z wysokości (na przykład ze 

skały). A także: ukrzyżowanie; spalenie na stosie; ćwiarto-

wanie; nabicie na pal; rozerwanie końmi; powieszenie na 

haku (za żebro); ugotowanie (zwykle w oleju); obdarcie 

ze skóry; zagłodzenie; rozszarpanie i pożarcie przez zwie-

rzęta (lwy czy psy); zmiażdżenie; łamanie kołem; niektóre 

formy powieszenia (za ręce, za nogi). Żeby sprawa była 

klarowna – ta enumeracja obejmuje tylko sferę szeroko 

rozumianej cywilizacji europejskiej. Nie wszystkie sposoby 

egzekwowania kary śmierci były jednako spektakularne, to 

znaczy atrakcyjne dla widzów. Nie wszystkie też były jed-

nako hańbiące dla skazańca; rozstrzeliwanie w europejskim 

kręgu kulturowym było zarezerwowane dla żołnierzy jako 

najbardziej honorowa forma egzekucji.

5	 http://www.deathpenaltyinfo.org/some-examples-post-
furman-botched-executions.

6	 A. Abramski, J. Konieczny, Justycjariusze, hutmani, poli-
cjanci: z dziejów służb ochrony porządku w Polsce, Katowi-
ce1988; W. Adamiecki, Zabiłem człowieka, Warszawa 1977; 
J. Andrzejczak, Spowiedź polskiego kata, Warszawa 1997; 
J. Andrzejczak, Zawód – morderca, Lublin 1998; M. Azemb-
ski, Pod szafotem, Warszawa 1978; B. Baranowski, Ludzie 
gościńca w XVII–XVIII w., Łódź 1986; B. Baranowski, O hul-
tajach, wiedźmach i wszetecznicach, szkice z obyczajów XVII 
i XVIII w., Łódź 1988; P. Bartula, Kara śmierci – powracający 
dylemat, Kraków 2007; K. Baschwitz, Czarownice, dzieje 
procesów o czary, przeł. T. Zabłudowski, Warszawa 1999; 
N. Benazzi, G. Franco, Inkwizytor, przesłuchania, procesy, 
współpraca L. Baroni, M. Pischetola, P. Pozzuolo, przeł. K. Ja-
nicka, G. Strzelczyk, Katowice 2005; K. Bonda, Polskie mor-
derczynie, Warszawa 2008; D. Bonhoefer, Modlitwy i wiersze 
więzienne, Kraków 2005.

7	 Por. Hanna Zaremska, Niegodne rzemiosło. Kat w społeczeń-
stwie Polski XIV-XVI w., PWN, Warszawa 1986.

1.
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Zróżnicowane sposoby zadawania cierpienia skazańcowi, 

które nie muszą definitywnie doprowadzić do śmierci, okre-

ślane potocznie mianem tortur, w wielkim uproszczeniu da 

się sklasyfikować następująco8: różne formy ograniczenia 

wolności (zarówno w celach, lochach, jak i w klatkach); 

rozciąganie i podwieszanie; wywieranie nacisku (zarówno 

na kończyny, jak i na naturalne otwory ciała od wewnątrz); 

manipulowanie ogniem; manipulowanie wodą; wykorzysta-

nie sił natury (w tym zwierząt: koni, psów, kotów, szczurów 

i pszczół); bicie; odcinanie i przekłuwanie; wykorzystanie 

energii elektrycznej; wreszcie tortury psychiczne z tak 

zwanym praniem mózgu włącznie.

Zadziwiające jest, jak szybko opanowanie nowego źródła 

energii, jakim była elektryczność, doprowadziło do wyko-

rzystania jej do zadawania bólu i śmierci. Krzesło elek-

tryczne, opatentowane w 1890 roku przez Harolda Pitneya 

Browna, zostało wykorzystane przez Thomasa A. Edisona 

dla udowodnienia tezy o zabójczej naturze prądu zmien-

nego; pierwszy wyrok za pomocą nowego wynalazku 

wykonano w 1890 roku na Williamie Kemlerze w więzieniu 

w Auburn (stan Nowy Jork).

W rzeczywistości krzesło elektryczne było dla Edisona 

znakomitym argumentem na rzecz przyjętych przez niego 

rozwiązań praktycznych, miało dowodzić bezpośrednio 

ryzyka związanego z użytkowaniem prądu zmiennego.

Współcześnie niemało uwagi poświęca się samemu rytua-

łowi sprawiedliwości, ale także szczegółowej analizie narzę-

dzi tortur; nad zainteresowaniem historią dominuje tutaj 

czysta ciekawość. Ciekawość zapewne związana z fascyna-

cją śmiercią, ale także z przekraczaniem granic cielesności.

W powieści Sienkiewicza głowa rycerza nie spadła, przygo-

towana dlań trumna pozostała pusta. Możemy tylko narze-

kać na okrucieństwo powieści historycznych autora trylogii. 

Ale oto mamy przed sobą kolejny eksponat, uwagi godny, 

ponoć niegdyś starannie zakonserwowany w słoiku. Dzisiaj 

ani słoika, ani jego zawartości nie uświadczysz. Zapewne 

byłoby lepiej, gdyby taki słoik ze swoją niestosowną zawar-

tością nie istniał. Zapewne dla historii literatury, dla pisarek 

szczególnie, opatrywanych nazbyt pochopnie mianem 

nerwowych – by na tym łagodnym epitecie poprzestać. 

A takich zarzutów nie brakowało przecież w odniesieniu do 

wczesnych powieści Zapolskiej: Małasza, Kaśka Kariatyda, 

Przedpiekle, O czym się nie mówi, O czym się nawet myśleć 

nie chce. Naturalizm miał tu przekraczać granice dobrego 

smaku. Niestosowna problematyka, nadmierna nerwowość 

bohaterek, a także samej pisarki w niemałym stopniu przy-

czyniały się do pejoratywnych ocen tych utworów. Nerwo-

wość literatury to jedna kwestia, należycie chyba oceniona 

przez wnikliwego krytyka, jakim był Stanisław Brzozowski. 

Lecz oto pojawia się nader subtelny problem: karaluchy 

zwane też karaczanami dzięki Kafce i Schulzowi znalazły 

swoje miejsce w utworach literackich, razem z pluskwami 

dzielnie towarzyszyły mieszkańcom miast. W przypadku 

pasożytów przewodu pokarmowego sprawa już tak nie była 

klarowna: różne odmiany szaleństwa pisarzowi pasowały 

do wizerunku, pasożyty przewodu pokarmowego – nie 

zanadto. Aż by się chciało skonstatować: fuj, myśląc o gli-

stach ludzkich czy innych parazytach.

W czerwcu 1906 roku Gabriela Zapolska, aktorka, dramato-

pisarka, publicystka (w repertuarze obowiązkowych lektur 

szkolnych obecna przez lata jako autorka Moralności pani 

Dulskiej, współcześnie chyba stamtąd relegowana), trafiła 

do cieszącego się wielką renomą sanatorium Ludwika 

Jekelsa w Bystrej na Górnym Śląsku9. Tam, cierpiąc na 

8	 Podstawą jest tutaj praca: Michael Kerrigan, Narzędzia tor-
tur, tłumaczyła Maria Kittel, Warszawa 2010.

9	 Opieram się tutaj na kilku podstawowych opracowaniach. 
Por. L. Magnone, Polskie przestrzenie psychoanalizy – Zapol-
ska w Bystrej, „Przegląd humanistyczny” 2011, nr 2, a także 
Na drogach i bezdrożach historii psychologii, pod redakcją 
T. Rzepy, C. W. Domańskiego, Lublin 2011, C. W. Domański

1.	 Gabriela Zapolska

2.	 Gabriela Zapolska jako Colette w sztuce Colinette

2.
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zaawansowaną gruźlicę, była leczona przede wszystkim 

z jadłowstrętu. Jej zachowanie i wypowiedzi stanowiły 

doskonałą ilustrację funkcjonującej w psychiatrii od roku 

1873 jednostki chorobowej znanej jako „anoreksja histe-

ryczna”. Rzecz w tym, iż autorka Kaśki Kariatydy interesowała 

się wcześniej fenomenem histerii. W Paryżu wysłuchała 

wykładu Jeana-Martina Charcota (kierownika paryskiego 

oddziału psychiatrycznego dla kobiet, gdzie eksperymen-

tom w zakresie leczniczej roli sugestii poddawane były 

pacjentki zdiagnozowane jako histeryczki). Tamże Zapolska 

uświadomiła sobie dotkliwie, że nie dana jej będzie możli-

wość powtórzenia kariery Heleny Modrzejewskiej. Ponadto 

określenie nadmiernej nerwowości zrosło się z recepcją 

wczesnych powieści pisarki. W edycji listów do męża, w nie-

małym stopniu rekonstruujących jej walkę o zdrowie10 

(przede wszystkim psychiczne), pominięty został pewien 

epizod. Zapewne nie w trosce o dobry wizerunek począt-

ków polskiej psychoanalizy, ale z powodu o wiele bardziej 

przyziemnego: parazytologia, w odróżnieniu od wenero-

logii, psychiatrii czy pulmonologii nie jest specjalnością 

medyczną, z którą wypadałoby się zanadto manifestować 

publicznie polskiej pisarce. O tym nie wypadało głośno 

mówić. Podobnie jak o nieszczęsnych hemoroidach, będą-

cych konsekwencją siedzącego trybu życia. 

Prowadzący głośne sanatorium doktor Ludwik Jekels medy-

cynę studiował w Wiedniu. Tam poznał osobiście Zyg-

munta Freuda. Stał się jego wiernym uczniem, by nie rzec: 

wyznawcą. W 1911 roku na język polski przetłumaczył O psy-

choanalizie, następnie Psychopatologię życia codziennego 

(1913), Trzy rozprawy z teorii seksualnej (1924). Od 1932 roku 

stał się bardzo bliskim współpracownikiem Freuda, a także 

jego partnerem w grze w taroka. Rozpocząwszy swoją prak-

tykę w Bystrej, usilnie zabiegał o wizytę swego mistrza, do 

czego nie doszło. Zapolska trafiła do jego ośrodka w czasie, 

gdy Jekels z gorliwością sprawdzał w praktyce (na pacjent-

kach) teorie twórcy psychoanalizy. Zastosowana w tym 

przypadku – sit venia verbo: histeryzującej baby kuracja 

tucząca (pojawiwszy się w sanatorium, pisarka ważyła 47 

kilogramów, opuściła sanatorium, przybrawszy na wadze 

2 kilogramy) nie przyniosła jednak – poza niewielkim utu-

czeniem – pełnego wyleczenia. I to mimo dodatkowych 

zabiegów terapeutycznych stosowanych wobec poten-

cjalnej histeryczki, a mianowicie: świecenia w oczy, kłucia 

szpilkami, wywlekania z łóżka, gniecenia kułakami brzucha, 

wreszcie przypalania stóp świeczkami w celu znalezienia 

sfer pozbawionych bólu. Sfery takie nie zostały znalezione, 

pacjentka cierpiała tak, jak badani przez wiernego Luśnię 

w powieści Sienkiewicza, lecz o to mniejsza. Pisarka wyje-

chała z Bystrej po dwóch tygodniach, wcale nie mając się 

lepiej. Ani fizycznie, ani psychicznie. Na marginesie tylko 

warto wspomnieć, że różne formy kuracyj tuczących zna-

lazły wcale nie tak dawno swoje apogeum w zabójczej 

na dłuższą metę diecie Kwaśniewskiego, naśladującej tak 

zwaną dietę Atkinsa. Obydwaj dietetycy wpisali naturalną 

gospodarkę organizmu tłuszczami w nader mętny system 

mistyczny, mający wiele wspólnego z rewelacjami akade-

mika Łysenki. Dieta zastosowana wobec Gabrieli Zapolskiej 

pozwala przywołać niehumanitarny sposób tuczenia gęsi 

w celu uzyskania smacznej wątróbki. Ale nie o wątróbkę tu 

szło, jeno o absolutną weryfikację twierdzeń Freuda przez 

jego ortodoksyjnego ucznia.

Najprawdopodobniej dla psychoanalityka przypadek 

Zapolskiej zasługiwał li tylko na jednoznaczne określenie 

jako: „przeistoczenia dążności popędowych w objawy 

chorobowe, będące niczym innym jak tylko płciowym zała-

twieniem perwersyjnym”; najprawdopodobniej przypadek 

krnąbrnej (bowiem broniącej swoich i praw, i poglądów) 

pacjentki posłużył psychoanalitykowi do sformułowania 

teorii prymarnego masochizmu, ufundowanego na regresji 

do fazy oralnej, w ramach którego przyjemność bierze się 

tutaj z rezygnacji z zaspokojenia11. Wreszcie w listopadzie 

(po sześciu miesiącach), z ciała Gabrieli Zapolskiej, nie 

godzącej się na etykietę histeryczki, udało się wypędzić 

straszliwą bestię będącą źródłem jej cierpień somatycz-

nych. Był to ponad dziesięciometrowy tasiemiec, który 

został zakonserwowany w słoju, na którym pisarka pla-

nowała wyrżnąć nazwiska wszystkich lekarzy, którzy nie 

byli w stanie rozpoznać fizycznych podstaw jej cierpienia. 

Z satysfakcją pisała do męża: „Dziś bym tym, co mi nie wie-

rzyli, tego ślicznego, wyhodowanego przez nich tasiemca 

w mordy wtłoczyła”. Jednak jednej z wielu ofiar psychoana-

lizy nie będzie dana ta forma satysfakcji. Jej przypadek nie 

zakłóci spokoju doktora Ludwika Jekelsa, który zapewne 

będzie sypiał spokojnie, nie zastanawiając się nad symbo-

liką tasiemca w sferze marzeń sennych (fuj – raz jeszcze 

powtarzam, cóż to za niestosowny symbol). Bo oto, na 

10	 G. Zapolska, Listy. Red. S. Linowska, Warszawa 1970, t. 1-2.

11	 Bardzo wiele zawdzięczam tutaj cytowanemu artykułowi 
Leny Magnone, która pokusiła się o przywołanie pominię-
tych w tomach korespondencji listów do Stanisława Janow-
skiego.
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skutek fatalnego niechlujstwa Wilhelma Fliessa (przyjaciela 

Freuda), zeszpecona została trwale Emma Eckstein. Ot, 

bagatela, chirurg pozostawił w nosie operowanej półme-

trowy zwitek gazy, zaś sama ofiara nieudanej i niepotrzeb-

nej operacji prześladowała w marzeniach sennych samego 

Freuda, jako symbol jego poczucia winy. Nie muszę chyba 

dodawać, iż Freudowi udało się należycie przepracować 

ową symbolikę senną, wedle niego ofiara sama miała być 

odpowiedzialna za swoje cierpienie. Nos – to jednak trwale 

obecny element w sferze dociekań symbolicznych, nie tylko 

dzięki Gogolowi. Nosem jednak tasiemca człowiek się nie 

pozbywa, inną drogą się go wypędza (niczym siłę nieczy-

stą). Aż strach pomyśleć, jak początkująca psychoanaliza 

skompromitować by się mogła skatologicznymi snami.

Emma Eckstein dała się przekonać Freudowi, że była sama 

sobie winna. Została psychoanalityczką. Ludwik Jekels do 

końca życia (1954) prowadził prywatną praktykę w Nowym 

Jorku, zapewne nawet nie miał pojęcia o słoju Gabrieli 

Zapolskiej, ostatecznie nadal bywają przywoływane jego 

psychoanalityczne interpretacje utworów Szekspira. A także 

cytowany jest artykuł On the Psychology of Comedy. Szkoda, 

że nie chciał więcej czasu i uwagi poświęcić komediantce, 

z jaką niegdyś miał do czynienia. Ale zapewne dobrze się 

stało, mógł przynajmniej spać spokojnie.

Dobrze, że dzisiaj już głów się nie ścina publicznie. Oj, jak 

dobrze, że od dawna eksperymentów medycznych nawet 

na zwierzętach się nie przeprowadza…

Marek Adamiec

	

Narzędzia rzeźbiarskie na rzeźbie Marcina Plichty Zrost 1 
| 65 x 60 cm, drewno, granit, 2002 |
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t e a t r
Czy pani lubi zielone pomarańcze?
z Wandą Neumann na pięćdziesięciolecie pracy artystycznej
rozmawia katarzyna korczak

Katarzyna Korczak Kiedy dokładnie wypada twój jubi-

leusz?

Wanda Neumann 19 października; tego dnia zadebiutowa-

łam na scenie rolą Elżbiety Valois w Don Carlosie Schillera, 

w reżyserii Izabelli Cywińskiej; Poznań, Teatr Nowy, działa-

jący wtedy pod jedną dyrekcją z Teatrem Polskim. Zosta-

liśmy zaangażowani wraz z mężem Wiesławem Nowickim 

przez Jerzego Zegalskiego, zaraz po skończeniu Wydziału 

Aktorskiego Państwowej Wyższej Szkoły Teatralnej i Filmo-

wej w Łodzi. W filmie debiutowałam wcześniej, na trzecim 

roku studiów, w Julii, Annie, Genowefie w reżyserii Anny 

Sokołowskiej, wystąpiłam jako postać tytułowa, pod trzema 

imionami; ta dziewczyna poszukiwała swej prawdziwej 

matki. Już jako nastolatka brałam pod uwagę filmową 

stronę aktorstwa. I tak się moje losy potoczyły. 

W Poznaniu spędziłam trzy lata i to był dobry okres; Jerzy 

Zegalski miał dobry stosunek do aktorów. Ale nie zagra-

łam w żadnej sztuce w jego reżyserii. W Poznaniu też 

spotkałam się ze Stanisławem Hebanowskim, ówczesnym 

kierownikiem literackim Teatru Polskiego. Od razu czuło 

się roztaczaną przez niego atmosferę i nastawienie akto-

rów do niego. Pięknie mówił, miał styl, osobowość, łapał 

coś, czego inny człowiek by nie zauważył, dawał uwagi, 

które pozwalały już w czasie prób czytanych wejść głębiej 

w postać i jakoś ją oswoić. Każdemu aktorowi podpowiadał 

drogę, a to niezwykle ważne, często aktor nie wie gdzie jest 

i w jakim kierunku ma zmierzać. Taki był „Stulek”. Od razu 

polubiliśmy go z Wieśkiem, a on nas. Potem był dwuletni 

okres pracy w Teatrze Nowym w Łodzi, dokąd poszliśmy za 

Zegalskim. Zagrałam ważną rolę Ewy Pobratyńskiej w Dzie-

jach Grzechu, w reżyserii Olgi Koszutskiej; „Teatr” wydruko-

wał na okładce moje zdjęcie. Występowaliśmy gościnnie 

w Sopocie w teatrze pod namiotem. Wkrótce po tym, jak 

Marek Okopiński ściągnął Stanisława Hebanowskiego do 

Teatru Wybrzeże, mistrz zaangażował nas tutaj do pracy.

KK Pamiętasz atmosferę rozmowy?

WN To było fantastyczne: Hebanowski specjalnie przyjechał 

z Gdańska do Łodzi, by spotkać się z nami. Zaprosiliśmy go 

do domu rodziców Wieśka przy ulicy Zelwerowicza; ist-

nieje do dziś, mieszkam tam podczas dość częstych wizyt 

w Łodzi. I on, i my byliśmy zestresowani, Hebanowski do 

tego stopnia, że – by nie poczuć się samotnie – zabrał ze 

sobą zaprzyjaźnionego Ryszarda Gardo, kompozytora, 

ówczesnego kierownika muzycznego w Teatrze Polskim 

w Poznaniu. Hebanowski był niezwykle wrażliwy, miał 

wiele cech dziecka. Przyjechał z konkretną propozycją: 

chciał mnie obsadzić w Śnie Felicji Kruszewskiej, w jego 

reżyserii. Wymarzył to sobie, pamiętał mnie z poprzednich 

przedstawień, zachwycał się, że gram w delikatny sposób, 

mądrze. Doceniał w moich rolach koncepcję, wyczuwał 

wnętrze, psychikę, tajemnicę, bo jednak aktor jest tajem-

nicą; nigdy nie wiadomo, co pokaże w następnym przed-

stawieniu. Wiesiek od razu powiedział: „Kruszewska! To jest 

odkrycie!”. Gdy usłyszeliśmy propozycję Hebanowskiego, 

że zaangażuje nas do „Wybrzeża”, trochę byliśmy w szoku; 

właśnie urodziłam pierwszą córę, Dorotę. Ale ogromnie się 

1. Wanda Neumann w Śnie Felicji Kruszewskiej, Teatr Wybrzeże 

1974 | fot. Tadeusz Link, ze zbiorów Wandy Neumann |

1.
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ucieszyliśmy. Zgodnie stwierdziliśmy, że Gdańsk to piękna 

perspektywa. I od Snu nasze życie w Gdańsku się zaczęło.

KK Tytułowa bohaterka Snu, Dziewczynka Której Się Śni 

– Wanda Neumann, filigranowa, eteryczna, z długimi, 

rozpuszczonymi włosami, w czerwonej sukience; dalej, 

Irena Maślińska w roli Matki, Halina Winiarska, Stanisław 

Igar, Krzysztof Gordon, Antoni Biliczak i wreszcie Wiesław 

Nowicki, Zielony Pajac, który powinien wisieć na lampie, 

fenomenalny ruchowo i mimicznie, czaruje Dziewczynkę 

słowami: „Czy pani lubi zielone pomarańcze?”. Ona na to: 

„Ach, to znowu ty…” Cudowne dzieło w reżyserii Stanisława 

Hebanowskiego z barokową, surrealistyczną scenografią 

Mariana Kołodzieja, muzyką Andrzeja Głowińskiego, która 

widzów fascynowała. W onirycznej poetyce toczy się walka 

o duszę narodu, naród daje się zwieść czczym słowom, sno-

bizm, prywata, lekkomyślność zwyciężają i zaprzepaszcza 

się dobro zbiorowe… Twoja pierwsza i niezapomniana 

kreacja w Gdańsku. 

WN W przedstawieniu splatało się wiele spraw i urzekająca 

koncepcja Stulka, który tym tekstem wtedy żył. Mowa tea-

tralna musi mieć wyrazistość, wtedy się ją pamięta. Kiedy 

oglądam zdjęcia scenografii Mariana Kołodzieja, widzę 

tło, które jest malarskie, coś wyraża, ma zaplecze intelek-

tualne, historyczne, można patrzeć i myśleć, to pobudza 

każdego widza. Jako Dziewczynka przez całą sztukę miałam 

na sobie jedną, czerwoną sukienkę i to był znak teatralny. 

Wiesiek ubrany w zielony kostium, ucharakteryzowany na 

pajaca… To wszystko inspirowało, nadawało kierunek gry, 

Stulek w każdą scenę się zanurzał, podsuwał interpretację, 

pokrzykiwał „Antygona!”, bo dawał do zrozumienia, że 

Dziewczynka walczy jak bohaterka tragedii, stara się ostrzec 

naród przed Czarnymi Wojskami, trwa pogoń. Rzecz dzieje 

się we śnie, więc w jakiejś innej rzeczywistości. Postać emo-

cjonalna, z temperamentem, chce bronić przed wrogiem; 

to Kordian w spódnicy. W końcu pada na ziemię i krzyczy: 

„Ja się nie chcę obudzić!”. 

Sen wywarł wielkie wrażenie, wystawialiśmy go na Warszaw-

skich Spotkaniach Teatralnych. Nie zapomnę, jak przyszedł 

za kulisy Gustaw Holoubek i gorąco gratulował mi roli. Są 

to niezwykłe role, które się pamięta, bo wyznaczają dalszy 

kierunek poszukiwań. Po zagraniu Snu już mnie byle co 

nie zadowoliło. Byłam szczęśliwa, że jestem u Stulka, który 

podsuwał następne propozycje, często w innym wymia-

rze. Nawet grałam komedie, bo widział, że także w nich 

dobrze się czuję. Wybierał aktorów, którzy potrafili odna-

leźć się w jego teatrze, w tej – jak określił Andrzej Żurowski 

– jego metafizyce. Mnie, Wieśkowi, Irenie Maślińskiej, Hali-

nie Winiarskiej, Krzysztofowi Gordonowi teatr Stanisława 

Hebanowskiego był bardzo bliski; przekazywaliśmy zamysł 

artysty, przymuszaliśmy do chwili refleksji i widz łapał tę 

myśl, reżysera i naszą, myśl, której nie nazywaliśmy wprost, 

tylko ją czuliśmy. Zespół rymował się z tego repertuarem 

Hebanowskiego, stąd przedstawienia miały tyle siły. 

KK Zapach tego teatru, jego czar płynący z barwy aktor-

skich głosów, kolorów i faktury scenografii, oddziaływania 

dźwięków muzyki – tego się nie da zapomnieć…

WN W kolejnych sztukach w reżyserii Stanisława Heba-

nowskiego grałam kochankę pana Dom, z Haliną Winiarską 

jako wdową pana Dom, w Aniele i Czarcie Crommelyncka. 

W Cyganerii Warszawskiej Nowaczyńskiego, występowałam 

w roli Klarci, opiekunki malarzy i poetów, Henryk Bista grał 

Gorgoniusza; mieliśmy sceny rozczulające, ona mu zszy-

wała podarte rzeczy i tak pięknie o nim mówiła. W ostat-

niej scenie siedzą tuż przed widownią i Gorgoniusz mówi: 

„Urodzi nam się dziecko, pod strzechą, pod mazowiecką, 

będzie gniło, o wolności śniło”. 

W Ostatnich dniach Csaka Madácha grałam Elżbietę. W Tea-

trze Odwiecznej Wojny Jewreinowa – Mary, córkę dyrektora 

szkoły teatralnej. W Nieporozumieniu Camusa byłam Marią, 

żoną człowieka zamordowanego w zajeździe, w Weselu 

2. Wanda Neumann i Henryk Bista w Cyganerii Warszawskiej 

Adolfa Nowaczyńskiego, Teatr Wybrzeże 1975 | fot. Tadeusz 

Link, ze zbiorów Wandy Neumann |

2.
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Wyspiańskiego wystąpiłam jako Maryna, w Wujaszku Wani 

Czechowa jako Helena, w Zemście Fredry jako Podstolina. 

Przez klasykę można było powiedzieć wtedy dużo więcej 

o aktualnych problemach niż poprzez współczesne sztuki.

KK W tym okresie grałaś w filmach Stanisława Różewicza 

i innych reżyserów.

WN Ze Stanisławem Różewiczem zetknęłam się w trakcie 

kręcenia zdjęć do Julii, Anny, Genowefy w Wytwórni Filmów 

Fabularnych w Łodzi, więc już mnie znał. Człowiek otwarty. 

Poprosił, żebym się zjawiła, zrobił zdjęcia próbne i bardzo 

szybko zdecydował, że będę grała służącą Hankę w Samot-

ności we dwoje. Nieduża rola, ale ważna. Spotkałam się na 

planie z Barbarą Horawianką, Mieczysławem Voitem, Igna-

cym Gogolewskim. Zdjęcia w Wiśle, na które się spóźniłam, 

śnieg, nic nie widać, wcześniej wsiadłam do pociągu, który 

nie odjechał… W Sopocie z Ryszardą Hanin i Zbigniewem 

Zapasiewiczem zagrałam w filmie Drzwi w murze. 

KK Wróćmy do Teatru Wybrzeże w Gdańsku. Pracowałaś 

z innymi reżyserami, przeszłaś przez trendy i epoki tej sceny, 

dałaś się poznać jako znakomita aktorka.

WN Grałam tu w Szacie Prospera Renana i Zamianie Clau-

dela w reżyserii Jerzego Kreczmara; w Już po wszystkim 

Albee’ego w reżyserii Kazimierza Kutza, w Portrecie Mrożka 

w reżyserii Marka Okopińskiego. W „Wybrzeżu” znowu 

spotkałam się ze Stanisławem Różewiczem, który obsadził 

mnie w Sztukmistrzu z Lublina Singera i w Domu Barnardy 

Alba Lorki. Występowałam w przedstawieniach w reżyse-

rii Krzysztofa Babickiego, w Wiśniowym sadzie Czechowa 

i w Białym łabędziu Strindberga w roli Macochy. Paweł Pitera 

obsadził mnie, wraz z Janem Sieradzińskim, w Ławeczce 

Aleksandra Gelmana. Role dramatyczne i komediowe kreo-

wałam na gdańskiej scenie w latach 90. XX wieku – w przed-

stawieniach reżyserowanych między innymi przez Ryszarda 

Majora, Feliksa Falka, Krzysztofa Nazara, Izabellę Cywińską 

czy Krzysztofa Zaleskiego. Wreszcie – Adam Orzechowski, 

który obsadził mnie w Moralności pani Dulskiej Zapolskiej, 

w Tańcu śmierci Strindberga, w Ożenku Gogola i w spektaklu, 

który graliśmy sto razy, Willkommen w Zoppotach Nowa-

czyńskiego, gdzie zagrałam Kiełbinę, postać błyskotliwą, 

lekką, śmieszną.

Mocno utkwiły mi w pamięci Martwe dusze Gogola w reży-

serii Janusza Wiśniewskiego, przedstawienie interesujące 

i teatralnie i myślowo, niełatwe w odbiorze, wymagające 

zaplecza intelektualnego. Wypowiadałam teksty poetyckie 

nawiązujące do mojej osobistej sytuacji. Wtedy Wiesiek 

odszedł, było dla mnie niezwykle przejmujące, że mogę 

się wypowiedzieć o samotności, przemijaniu, te tematy 

zawierała sztuka. Janusz Wiśniewski pytał mnie na próbach, 

które teksty chcę powiedzieć, razem to ustaliliśmy, i udało 

mi się odzwierciedlić własny stan, grałam bardzo osobiście. 

3.
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KK Oddzielne miejsce w twojej biografii artystycznej 

zajmuje teatr telewizji. Widzowie pamiętają cię jako Lizę 

w Młynie na wzgórzu Karola Gjellerupa w reżyserii Jerzego 

Afanasjewa. Za tę kreacje otrzymałaś nagrodę.

WN Ciepło myślę o tej roli. Jerzy Afanasjew był ciekawą 

osobowością, fantastycznym człowiekiem, widział teatr 

bardzo plastycznie. Z żoną Alinką, której też już nie ma, 

tworzyli życiową i artystyczną parę, łączyła ich pasja, teatr 

był ich życiem, namiętnością. Jerzy bardzo mnie polubił. 

Kiedy przyjechałam do Gdańska, po próbach w teatrze 

szłam na próby do telewizji, ośrodek działał we Wrzeszczu 

przy Sobótki. To był złoty okres, realizowano tyle sztuk – nie 

mogę uwierzyć, że to się skończyło. Afanasjew przywiązy-

wał wagę do tego, żeby aktor czy aktorka stawali się inni 

w każdej sztuce, szukał cech, które należy wypunktować. 

W jego reżyserii grałam w Powodzi Henniga, w Ciężkich 

czasach Bałuckiego, Ostatniej drodze przed końcem rejsu 

Goszczurnego. W Młynie na wzgórzu Afanasjew poprosił 

w trakcie prób – podczas osobnego spotkania – żebym 

wypisała cechy charakteru swojej bohaterki. Dawał mi 

dobre wskazówki, które poszerzyły osobowość młynarki. 

Potem, w przedstawieniu widać było, że cechy, o których 

mówiliśmy, zostały mocno uwidocznione, postać okazała 

się niesamowita, pełna temperamentu, tajemnicza, dyna-

miczna, wszystko razem świetnie zagrało. W sumie mam 

na koncie ponad dwadzieścia telewizyjnych spektakli… 

KK Nie jest łatwo umówić się na rozmowę z Wandą Neu-

mann. Kalendarz masz szczelnie wypełniony działaniami 

artystycznymi i społecznymi, czas i potencjał dzielisz 

między dwie małe ojczyzny – Gdańsk i Łódź.

WN Co miesiąc gram po kilka przedstawień komedii Brancz 

Juliusza Machulskiego w reżyserii Michała Siegoczyńskiego 

w Teatrze Powszechnym w Łodzi, które cieszą się powo-

dzeniem. Mamy pełną widownię, dostajemy brawa na 

stojąco. Lubię pokazać się czasem w innym repertuarze, 

bo to i rozwija, i dostarcza przyjemności. W Łodzi czuję się 

doskonale, to miasto rodzinne mojego męża, tam studiowa-

liśmy. Z inicjatywy Wieśka i mojej Towarzystwo Przyjaciół 

Łodzi przyznaje co roku Medale Pro Publico Bono im. Sabiny 

Nowickiej, dla upamiętnienia jego matki, która aktywnie 

działała na teatralnej niwie; otrzymują je ludzie i insty-

tucje za twórczy wkład do kultury polskiej i samej Łodzi. 

Po śmierci Wieśka – też z Towarzystwem Przyjaciół Łodzi 

– wręczamy młodym, wyróżniającym się artystom Nagrodę 

im. Wiesława Nowickiego. W przyznawanie nagród z okazji 

Międzynarodowego Dnia Teatru zaangażowana jest nasza 

córka Ewelina, skrzypaczka, kompozytorka, która mieszka, 

koncertuje i jako pedagog pracuje w Hamburgu. 

KK Od początku pracy w teatrze instytucjonalnym i filmie 

zajmowałaś się wraz z Wiesławem Nowickim prowadzeniem 

własnego teatru, trafiając do innego, nieprzywykłego do 

sali teatralnej, widza. I kontynuujesz to do dziś. 

WN Założyliśmy i prowadziliśmy Teatr na Przymorzu, 

w którym przygotowaliśmy osiemnaście premier. To były 

przedstawienia, czasem monodramy. Wiesiek dobierał 

repertuar, pisał scenariusze, reżyserował. Graliśmy między 

innymi spektakl Wańkowicz krzepi według tekstów Mel-

chiora Wańkowicza i Krzysztofa Kąkolewskiego, Disneyland 

według Dygata, Głos człowieczy według Cocteau, Koncert 

wiosenny według opowiadań Korczaka i Małego księcia 

Saint-Exupéry‘ego. 

Wcześniej, w Poznaniu, graliśmy w Teatrze Atelier, który 

sami założyliśmy, potem w Teatrze Atelier II w Łodzi. 

Od kilku lat poświęciłam się poezji, czytając wiersze na 

spotkaniach w domach kultury i bibliotekach pod marką 

własnej agencji Euro Art Neumann. Dla mnie bardzo ważne 

3. Wanda Neumann i Wiesław Nowicki w Małym księciu 

Antoine’a de Saint Exupery, Teatr na Przymorzu 

4. Wanda Neumann i Jan Sieradziński w Ostatnich dniach 

Csaka Imre Madacha, Teatr Wybrzeże 1975 | fot. Tadeusz Link, 

ze zbiorów Wandy Neumann |

4.
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jest krzewienie kultury żywego słowa; najpierw czytam 

poezję, a potem podejmuję tematykę języka polskiego, 

opowiadam o zbornym mówieniu, logicznym wypowiada-

niu myśli. Staram się otwierać w młodych ludziach myślenie, 

zachęcam do wyrażania przeżyć we własnej poezji, mam 

fantastyczny odbiór. Uczniowie pytają mnie, jak interpre-

tować i pisać wiersze; doradzam im, pewne rzeczy uświa-

damiam, nakierowuję. Zwracam uwagę, aby byli świadomi 

rodzinnych korzeni, pytali rodziców, dziadków o tradycje, 

predyspozycje i zdolności przodków, bo wtedy będą silniejsi 

– nic nie powstaje z powietrza. Mam poczucie spełnianej 

misji, bo aktor nie jest tylko do przekazywania myśli innych 

autorów, ale również własnych doświadczeń i przemyśleń, 

i to do młodych słuchaczy przemawia. Wiesiek tak zawsze 

robił, przed spektaklami częstował słowem wstępnym, 

teraz przeszło to na mnie. 

KK Wyjeżdżasz na wieczory poetyckie, promując wiersze 

męża.

WN Chętnie czytam Wiersze gostomskie i Wiersze łódzkie 

żartobliwe Wieśka, które wydałyśmy razem z córką Eweliną, 

zwłaszcza młodej publiczności w szkołach różnego typu 

na Pomorzu i poza naszym województwem, na przykład 

w Muzeum Kinematografii w Łodzi.

KK Ewelina Nowicka w budowaniu swojej kariery wiele 

zawdzięcza obojgu rodzicom, zwłaszcza ojcu.

WN Dorota też się kształciła muzycznie, ale poszła inną 

drogą, ukończyła anglistykę. A Ewelina urodziła się ze 

skrzypcami, kocha ten instrument, repertuar. Na skrzypcach 

grała moja mama, amatorsko, jej ojciec na wielu instru-

mentach, muzykalność odziedziczyła. Jeździliśmy z Ewe-

liną na kursy, koncerty i konkursy, odprowadzałam ją do 

szkoły i nosiłam za nią skrzypce. W czasie nauki zetknęła 

się z wybitnymi artystami, Wandą Wiłkomirską, Krzyszto-

fem Węgrzynem. Wiesiek bardzo się zaangażował w jej 

kształcenie muzyczne i ukierunkowanie. Tak jak Stulek 

wpływał na nas, on pomagał córce dotrzeć do wartościo-

wego i prawie nieznanego repertuaru skrzypcowego, dzięki 

czemu zagrała – dokończony przez Zygmunta Rycherta 

– Koncert skrzypcowy Ludomira Różyckiego czy koncert 

na skrzypce Ignacego J. Paderewskiego, także kompozycje 

Mieczysława Weinberga; to nazwiska, dzięki którym Ewelina 

zaistniała w świecie muzycznym.

KK Zostałaś szczęśliwą babcią.

WN Ewelina z mężem Maćkiem Brachmańskim, który 

pochodzi z Wrocławia, stworzyli dla rodziny bardzo dobre 

warunki. Malutka Matylda jest prześliczna, rośnie jak na 

drożdżach i zmienia się z każdym dniem. Siedzę z nosem 

przy laptopie i patrzę na jej uśmiechnięte oczka. Za kilka 

dni jadę do nich do Hamburga.

KK Czego mogę życzyć Jubilatce?

WN Żeby teatr, który kocham i traktuję bardzo poważnie, 

dalej był dla mnie pasją i misją. Żebym jak najdłużej mogła 

wykonywać ten wyjątkowy zawód, który dotyka duszy 

i psychiki ludzkiej. I byłabym szczęśliwa, gdybym spoty-

kała w zawodzie takich ludzi, jak do tej pory. Chciałabym 

znaleźć jeszcze duszę mi bliską w sensie reżyserii, widzenia 

teatru, byłoby pięknie!

Rozmawiała Katarzyna Korczak

Marcin Plichta Opuszczony drogowskaz 
| 190 x 35 x 45 cm, 2013 |
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l i t e r a t u r a

O morskim wątku w Kocie i myszy 
Güntera Grassa
Kazimierz Babiński

Nowela ma prostą, słabo rozwiniętą akcję, gdyż jest bez-

pośrednią charakterystyką całościową jednej postaci, jej 

wielowymiarowym portretem stworzonym przez obserwa-

tora-narratora o nazwisku Pilenz. Narrator opowiada o cha-

ryzmatycznym koledze Joachimie Mahlkem, gimnazjaliście 

„Conradinum” (rzecz dzieje się w Wolnym Mieście Gdańsku 

przed i podczas II wojny światowej), znakomitym pływaku, 

zbieraczu osobliwości i zarazem outsiderze. Przełomowym 

momentem noweli jest kradzież Krzyża Żelaznego. Mahlke, 

sprawca czynu, ukrywa się, następnie zostaje relegowany 

ze szkoły i zaciąga się do armii. Za zasługi na polu walki 

zostaje odznaczony Krzyżem Żelaznym. W czasie urlopu 

spędzanego w Gdańsku dezerteruje i znika.

Jej tytuł jest dwuznaczny. Z jednej strony jest bezpośred-

nim odniesieniem do nadmiernie przerośniętej i wystającej 

chrząstki tarczowatej (krtani) przypominającej mysz, anato-

micznej aberracji Mahlkego i związanego z nią zdarzenia: 

podczas przerwy w meczu do leżącego na boisku szkolnym 

bohatera skrada się kot i atakuje krtań, czego świadkiem 

jest narrator. Z drugiej strony przywodzi na myśl grę w kota 

i mysz: Pilenz, opowiadając o koledze, chce zatrzymać 

czas i jak najwięcej zapamiętać, ale pamięć, niczym mysz, 

ucieka, kluczy, zwodzi, myli tropy, miesza zdarzenia, miejsca, 

daty i postaci, których ewokacja mogłaby wiele wyjaśnić 

i uporządkować. Obrazy stają się z upływem czasu coraz 

mniej wyraziste. Nakładając się na siebie, nabierają dwu-

znaczności i niejasnej symboliki. Są jak odbicie zwierciadła 

w zwierciadle: coraz dalsze, mniejsze i mniej dokładne, 

więc Pilenz nie może zakończyć opowiadania. Zaczyna 

intensywne poszukiwania Mahlkego z zamiarem ustalenia 

prawdy, penetrując miejsca spotkań, nauki i wspólnych 

zabaw. Rozpytuje o niego nawet w cyrkach, licząc, że ten 

występuje tam jako klaun; rozpytuje jednak bezskutecznie.

Głównym wątkiem noweli jest odmienność, inność, egzo-

tyczność postaci Mahlkego i inicjowane przezeń zdarzenia. 

Szokujące, nierzadko niebezpieczne (pokonywanie wpław 

ponadkilometrowego dystansu), naruszające ówczesne 

normy i standardy zachowania („zawody masturbacyjne”), 

szargające świętości (kradzież Krzyża Żelaznego, dezer-

cja), przez to niosące posmak swobody i budzące podziw 

kolegów wychowywanych w tak zwanym pruskim drylu.

Z tych powodów pisarz został zaatakowany przez środowi-

ska oburzonych i zgorszonych konserwatystów. W postaci 

Mahlkego ujrzeli antybohatera i wyrzutka, który nie miał 

prawa istnieć, nie mógł być przedstawicielem zdrowej 

młodzieży niemieckiej. Zarzucili mu między innymi roz-

powszechnianie pornografii. 

1. Mapa sztabowa 1:15 000 pobrzeża Bałtyku z wejściem 

do portu (1909); po lewej – zaznaczone: Strandhalle (hala 

plażowa), Kurhaus (dom kuracyjny), molo (oznaczone przy 

głowicy literą „F” i liczbą „3,5” oznaczającą głębokość 

w metrach) i łazienki w Brzeźnie. Po prawej u góry – wejście 

do portu z główką nawigacyjną oznaczoną literami i liczbą: 

F.r. 7) | źródło: http://wikimedia.orgwikiFileDie_Weichsel_von_

Neufahrwasser_bis_Danzig_1909 |

1.
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Norbert Honsza w biografii Grassa pisze, że to 

… było jedynie wierzchołkiem góry lodowej, Landmanns-

chaften bowiem (między innymi w gazetce „Unser Danzig”) 

atakowały Grassa jako kaszubskiego wyrodka o nazwisku 

Graszewski, pielęgnującego wszystko, co polskie.1 

Jeśli oskarżenie o rozpowszechnianie pornografii („zawody 

masturbacyjne”) było absurdalne, to zaatakowanie pisarza 

o pielęgnację polskości było arcybrednią. W tym przypadku 

taki donos mógł złożyć tylko ktoś, kto nie znał ani jednej 

frazy z jego twórczości, czytał bardzo powierzchownie 

albo z nastawieniem na udowodnienie z góry przyjętej 

tezy. Świadectwa polskości w noweli można policzyć na 

palcach jednej ręki: zatopiony poławiacz min i wydobyte 

przez Malhkego z jego wnętrza przedmioty: ryngraf z Matką 

Boską Częstochowską i plakietka z podobizną marszałka 

Piłsudskiego2. Przyjrzyjmy się bliżej jednemu z tych „świa-

dectw”: wystającemu z wód zatoki gdańskiej (między Brzeź-

nem a wejściem do portu w Gdańsku) wrakowi minowca, 

będącego zarazem jedynym morskim motywem noweli.

Wrak jest jej ważnym składnikiem poprzez ścisłe powiąza-

nie z postacią Mahlkego. To miejsce eskapad – ucieczek od 

wojennej rzeczywistości, od kontroli, nakazów, rozkazów 

i zakazów, dające poczucie przygody i wolności, sanktua-

rium, samotnia i ziemia niczyja. Wyprawy Mahlkego na tę 

„bezludną wyspę” i nieskrępowane niczym zachowanie, 

to symbol niezgody na otaczający świat i konsekwentna 

kontynuacja protestu jego protoplasty: Oskara Matzeratha, 

podobnego mu odmieńca i opozycjonisty, który sprze-

ciwiając się światu przestaje rosnąć. Atrybutem Oskara 

jest blaszany biało-czerwony bębenek, którym stara się 

zmieniać rzeczywistość, ale czy z powodu jego barw jest 

„świadectwem polskości” i ma wynikający zeń jakiś naro-

dowy kontekst? Nic na to nie wskazuje. Jest tylko blaszanym 

biało-czerwonym bębenkiem. To samo pytanie można 

postawić w odniesieniu do „polskości” wraku minowca: 

czy z niej wynika coś więcej? Nie, to tylko wrak polskiego 

poławiacza min, samotnia Mahlkego, jedno z miejsc, gdzie 

był wolny od wszechobecnej polityki, ideologii i duszenia 

indywidualizmu. Nic więcej.  

Grass podczas spotkania autorskiego w Gdańsku 4 czerwca 

1981 roku powiedział: „Akcja Kota i myszy rozgrywa się 

w większości na zatopionej u wejścia do Nowego Portu 

jednostce polskiej. Ponieważ wszyscy chłopcy w moim 

wieku, także i ja, „zarażeni” byliśmy wojskowością, zna-

liśmy wszystkie jednostki, nie tylko polskie, ale i obce, 

rozpoznaliśmy, że zatopioną jednostką jest stawiacz min 

Jaskółka”.3 Jednak Norbert Honsza w wywiadzie dla „Dzien-

nika Bałtyckiego” wspomina, że pisarz w którymś z wywia-

dów przyznał, że nie opowiada dosłowności biograficznych. 

Nawet zadeklarował: „Ja kłamię jak z nut”. Bardzo dobrze, 

że to powiedział, bo pisarz ma prawo do imaginacji, do 

wymyślania, do fikcji literackiej4.

Jaka jest więc prawda o istnieniu wraku minowca i czy 

w opisanym miejscu jakiś okręt rzeczywiście osiadł na 

mieliźnie?

Zacznijmy od pierwszego. Narrator noweli nie jest pewny 

identyfikacji jednostki, więc a priori przyjmuje, że chodzi 

o wrak polskiego minowca klasy Czajka, spuszczonego 

w Modlinie na wodę, w Gdyni wykończonego (…), który 

zatonął przed rokiem na południowy wschód od boi kierun-

kowej Nowego Portu, a więc poza obrębem toru wodnego, 

nie hamując ruchu statków5.

Zgadzają się tu jednak jego dwie podstawowe cechy: nazwa 

„Czajka” i miejsce budowy: stocznia (rzeczna) w Modlinie 

(lokalizacja Polskich Zakładów Inżynieryjnych); minowce, 

a właściwie małe trałowce, były wówczas na wyposa-

żeniu Marynarki Wojennej RP. W latach 30. zbudowano  

6 takich jednostek, zwanych potocznie „ptaszkami”. Były 

to: Jaskółka, Mewa, Rybitwa, Czajka, Czapla i Żuraw. Tylko 

dwie z nich zostały zbudowane i zwodowane w Modlinie: 

wspomniana Czajka i Rybitwa, zaś pozostałe – w Gdyni. 

Mewa, Jaskółka i Czapla zostały zatopione przez lotnictwo 

niemieckie we wrześniu roku 1939 w portach wojennych 

Helu i Jastarni, Czajka została zezłomowana w roku 1977, 

zaś Żuraw po ucieczce do Szwecji powrócił do kraju w roku 

1946, następnie pływał do roku 1981 i zatonął w Gdyni. Wrak 

1	 N. Honsza, Günter Grass. Biografia, Gdańsk 2014, s. 12.
2 	 Zob. Polskie pytania o  Grassa, M. Janion (red.), Warszawa 

(brak roku wydania), s. 24 i  następne.

3	 R. Ciemiński, I szukam ziemi Polaków, Warszawa 1989, s. 152.
4	 G. Grass, Chcę być pochowany z  workiem orzechów, roz-

mowa przeprowadzona przez Jarosława Zalesińskiego  
w: „Dziennik Bałtycki” 2015, nr 89, ss. 14-15.

5	 G. Grass, Kot i mysz, Gdańsk 1982, s. 6.

2.
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wydobyto i zezłomowano dopiero w roku 2005. Żaden 

z nich nie mógł być wrakiem minowca, o którym pisze Grass.

Przyjrzyjmy się teraz miejscu wskazanemu przez narra-

tora. Wskazówką jest boja kierunkowa Nowego Portu, tak 

zwana wiecha (dzisiaj oznaczona na mapach nawigacyjnych 

jako N9), która wówczas mogła znajdować się dokładnie 

na wysokości główki nawigacyjnej6 do portu (vide: mapa 

akwenu) od zachodniej strony toru wodnego, tworząc z nią 

jego wrota, jednakże trudno się doszukać jej na dawnych 

mapach tej części akwenu.

Dodatkową informacją, pomocną w ustaleniu miejsca, jest 

podany przez narratora czas, w jakim Mahlke przepływał 

odcinek od mola w Brzeźnie lub kąpieliska do wraku, który 

odpowiednio wynosił 25 lub 35 minut. Zatem przy zało-

żeniu, że dobry pływak, a takim był Mahlke, jest w stanie 

pokonać w czasie godziny dystans ok. 2,5 km, wrak musiał 

znajdować się w odległości ok. 1100-1200 m od obu miejsc. 

Po uwzględnieniu kolejnej wskazówki: kierunku południo-

wo-wschodniego od boi, tym miejscem mógł być obszar 

ograniczony od strony lądu barakami kwarantanny (vide 

mapa: Kranken-baracken Qurantäne-A.). Głębokość wody 

wynosiła tam od 1,4 m do 1,7 m, następnie, w odległości 

mniej więcej 200 m od brzegu, zwiększała się do 3 m. 

Minowce miały zanurzenie od 1,55 m do 1,7 m, więc wrak 

nie mógł tkwić poza tą granicą, bowiem Mahlke z ferajną 

urzędował na pokładzie, a więc ponad tafl ą wody.

Jest zatem mało prawdopodobne, aby minowiec w drodze 

do Gdyni, płynąc po dobrze oznakowanym torze, zszedł 

tak ostro z wyznaczonego kursu (pod kątem prawie 45 

stopni) i utknął na tym zdradliwym, martwym i wyłączonym 

z żeglugi akwenie. Z kręgu podejrzeń trzeba też wyklu-

czyć inne jednostki, może poza płaskodennymi. Najbliż-

sza przystań o odpowiedniej głębokości (3,5 m) po tej 

stronie toru wodnego znajdowała się przy głowicy mola 

w Brzeźnie, mającego od linii brzegowej do tego miejsca 

długość ok. 150 m, a więc była poza przybrzeżną płycizną, 

co umożliwiało cumowanie różnym jednostkom, głównie 

statkom wycieczkowym. Firmy i ich przedstawicielstwa 

mające siedziby, składy i magazyny na zachodniej pierzei 

od wejścia do portu też nie korzystały z tej części Bałtyku 

ze względu na brak przy brzegu odpowiedniej infrastruk-

tury, lecz wyłącznie z przyległego basenu portowego (od 

strony lądu) mającego głębokość od 8 do ponad 9 m (vide: 

na dole mapy kanał z napisem: „Frei Hafen”).

W tym stanie rzeczy trzeba przyjąć z dużą dozą pewności, 

że wrak jest wytworem wyobraźni pisarza. Przypuszczalnie 

inspiracją do stworzenia tego wątku były dwa wraki przy 

plaży w Brzeźnie, które Grass mógł oglądać podczas wizyty 

w Gdańsku w roku 1958. Na internetowej stronie wikimapa.

org znajdziemy wpis sugerujący, że jednym z nich był praw-

dopodobnie kadłub ukończonego w 70% torpedowca typu 

„41” o oznaczeniu T-40, holowanego ze stoczni Schichaua 

w Elblągu i porzuconego w tym miejscu (współrzędne 

54°24’51”N 18°37’27”E) w dniu 23 marca 1945, z kolei na 

stronie www.forum.dawnygdansk, że był to tzw. okręt cel 

Marynarki Wojennej. Drugim wrakiem, znajdującym się 

bliżej mola była mniejsza, niezidentyfi kowana jednostka, 

której resztki odkryto na początku lat 90. podczas budowy 

nowego mola.  kaziMierz babiŃski                                                                                                         

6  Główka nawigacyjna czerwona (kształtem przypominająca 
latarnię morską), zwana „wejściową”, pochodząca z  roku 
1843 została usunięta w roku 2012 przez Urząd Morski ze 
względu na zły stan techniczny i  zastąpiona nową; głów-
ka zielona stała po zachodniej stronie wejścia do portu 
i  z  tego samego powodu również została zlikwidowana 
w roku 2012.

 

2. Molo w Brzeźnie, ok. 1910 | źródło: https://www.google.com/search?q=kurhaus+brosen |

3. Wrak niszczyciela (?) na plaży w Brzeźnie | źródło: http://forum.dawnygdansk |

3.
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p o e z j a
Szybka kolej twoja kolej
z Przemysławem Szczygłem rozmawia Wojciech Boros

Czy poezja była alternatywą czy też jedyną drogą, 

którą chciałeś pójść?

To nie jest tak, że moje pisanie ogranicza się wyłącznie do 

wierszy, choć z pewnością to właśnie one najpełniej rea-

lizują moją potrzebę ekspresji. Właściwie nie tyle chodzi 

o samą poezję, co o budowanie siebie w ogóle, prze-

zwyciężanie  wciąż nawracającego kryzysu tożsamości. 

W znacznym stopniu określamy siebie przez język – dlatego 

sam akt pisania jest obieraniem jakiejś pozycji względem 

wszystkiego. 

Jeśli mogę powiedzieć coś o swoim odczuwaniu świata 

i uda mi się z tym do kogoś dotrzeć, to wtedy wiem, że 

zrobiłem dokładnie to, co zrobić powinienem – zaistniałem 

w relacji do Innego, wpływając na jego wrażenia, uczucia, 

myśli. Dla mnie to bardzo wiele – być. To jest droga, dla 

której nie widzę alternatyw. Sposób, w jaki będę się po niej 

przesuwał, jest sprawą drugorzędną.

Na ile utożsamiasz się z podmiotem lirycznym twoich 

tekstów?

Tworzę je w związku z emocjami, które mi towarzy-

szą. Przetwarzam realne zdarzenia, próbuję docierać 

do traum i przepracowywać negatywne energie, które 

leżą u ich podstaw. To praktyka psychicznego oczysz-

czania, coś jakby wypędzanie z siebie demonów, choć 

zdarzają się od tego wyjątki – momenty zachwytu lub 

rozpoznania jakiejś zupełnie subiektywnej prawdy o życiu.  

Nigdy jednak sytuacja w wierszu nie jest dokładnym odbi-

ciem tego, co rzeczywiste. Raczej skłaniam się ku przetwa-

rzaniu, łączeniu czy wyrywaniu z pierwotnego kontekstu 

tego co wywołało we mnie jakiś typ przeżyć. Na ogół chodzi 

o sytuacje, które działają na mnie na tyle mocno, że wywo-

łują natrętną potrzebę przeniesienia ich poza siebie. Tak 

właśnie robię, ale przy zachowaniu drobnego przesunięcia, 

niekiedy przejaskrawienia, dzięki któremu mogę zapewnić 

sobie dystans wobec nadawcy wewnątrzteksowego.

Zapewne czytasz wiersze prywatnie swoim przyjacio-

łom, znajomym? Jakie są ich reakcje?

Na ogół entuzjastyczne. To mnie bardzo motywuje. Nie-

mniej cenię sobie odbiór krytyczny. Jeśli można coś napi-

sać lepiej, wyzyskać pierwotny koncept w sposób bardziej 

pełny, ciekawszy formalnie, to należy to zrobić. W równym 

stopniu, co emocje towarzyszące moim adresatom, inte-

resują mnie ich uwagi. Te również dostaję i doceniam. Są 

dla mnie świadectwem zaangażowania.

Pojawiasz się na konkursach jednego wiersza, wieczo-

rach poetyckich, slamach, zdobywasz pierwsze laury 

– pociąga cię życie literackie?

Pociągają mnie przede wszystkim spotkania. Mam zupeł-

nie inne oczekiwania wobec literatury i życia literackiego. 

W tym drugim przypadku głównym atutem są dla mnie 

względy towarzyskie, możliwość wymiany wrażeń czy 

opinii. Do obcowania z tekstami lepiej nadaje się domowe 

zacisze lub biblioteka.

Jednak będąc sam na sam z książką, nie zastanę rzeszy 

ludzi z pasją, o niezwykle wyrazistych charakterach, z któ-

rymi dobrze się czuję. Wobec tego istotą życia literackiego 

wydaje mi się kontakt, który coś się w nas zmienia – i to 

właśnie lubię.

Obecnie współtworzysz środowisko skupione wokół 

„Impulsu” czyli czasopisma Niezależnego Zrzeszenia 

Studentów w UG. Pisujesz artykuły, pracujesz przy 

wydarzeniach kulturalnych. To tylko studencka pasja, 

a może początek ścieżki zawodowej?

Czy jest to początek ścieżki – nie wiem, ale na pewno 

początek zawodu. Mój piąty rok na polonistyce dobiega 

końca, staram się wyzyskać ten czas jak najlepiej, angażując 

się między innymi w publicystykę, ale w końcu przyjdzie 

czas na zderzenie z kapitalizmem.

Chcę się realizować zawodowo w obszarze kultury. Bardzo 

chcę. Jednak momentami odczuwam to jako marzenie Don 

Kichota. Nie będzie łatwo, jednak będę próbował.

Twój debiutancki tom wierszy ukaże się…?

Przypuszczam, że nie wcześniej niż za rok. Wciąż jestem 

„w procesie”, „w ruchu” i nie widzę potrzeby, by się z czym-

kolwiek spieszyć. Nie chodzi przecież o to, żeby wydać 

tomik, a o to, by był on warty przeczytania.
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***
Zamiast wódki było pić 

cię jak ramiączko stanika;

tak, byłbym świetnym biustonoszem,

gdybym tylko się nie pruł, a bardziej

przylegał. Był bliżej

powierzchni wilgoci z kropelek oddechu,

więc stałem w bramie niby w jakimś lubelskim podwórku

jak żebrak w kolejce po świat za żebrami

i emocje – kobiety z przyszłości i przeszłości – 

zaczęły padać. I sączy się na mnie,

i sączy o słodkim zapachu

wczorajszej szczyny zmięte prześcieradło.

Dlatego brudna czysta, tak brudna, czysta.

iMAO mi będzie iMAO.

***
ona chce się podobać

tak by łapki w górę pięły się

po sukience bielszej niż biel

na przecięciu ekranu i zmętniałego wzroku

pięć tysięcy osób 

lubi to

tak jak lubi się koty 

samobójstwa

czy urwane przez granat 

głowy syryjskich niemowląt

pięć tysięcy osób lubi to

że ona chce się podobać

więc eyeliner składa jej na oczy 

jak 1/6 drachmy

kreskę Vermeera

sfumato Leonarda

snapchatowe filtry renesansu

dziewczyna z jpg

dama z gronem stałym

obserwatorów

otwiera się

w przeglądarce zdjęć

Recepta
Policzki obleczone w noc,

więc znów grożą mi relacje, których

 

nie skonsultowałem z farmaceutą

i nie spotkają mnie pożądane sutki.

Kobieta, mężczyzna – ciemność.

Znoszą się.

pociąg
szybka kolej twoja kolej

najpierw Oliwa potem

Wrzeszcz

stocznia skm
wskazują miejsce w migowym 

(dziwna wersja dla ludzi bez dłoni)

między pachą skacowanego mężczyzny a piłowaniem piętnastolatki

która kiedyś zostanie dentystką

jest przestrzeń w której odbija się żuraw wieżowy

wiem czemu jest zielony

dlaczego stoi ze skręconym ramieniem 

nieruchomo

czy skąd ta rdza 

i czemu mówią że tam się pije

kiedy na rusztowaniu jedynym zabezpieczeniem 

jest siatka

przez osiem minut

mimikra okiennego szkła

upodobnienie do chłodnej konstrukcji ze stali

z pewnością w byciu żurawiem 

najcięższe jest bycie żurawiem

przemysław Szczygieł

p
o

e
z

j
a
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Przyjeżdżali zewsząd. Ze zburzonej Warszawy, z litewskiego 

zaścianka, z Wilna, z Harbina w Mandżurii, z Kurowic, które 

nagle znalazły się na terenie Związku Radzieckiego, z Osz-

miany.

W roku 1945 i 1946 Gdańsk zaczął wchłaniać w siebie setki 

rodzin, które szukały dachu nad głową. Jeśli stał dom i bra-

kowało tylko kawałka ściany – można już było w nim miesz-

kać. W przydomowych ogródkach leżały w ziemi pociski 

i miny, i niejeden dzieciak został kaleką. Przybysze wprowa-

dzali się do wyszabrowanych, wypalonych willi, do niegdyś 

zamożnych domów, do oficyn i chałup.

Katarzyna Korczak wysłuchała dwudziestu opowieści, aby 

odnaleźć w nich losy kilkudziesięciu osób. Rodziców, dziad-

ków, dzieci, tych, którzy pamiętali dawne, przedwojenne 

życie i urodzonych już w powojennym Gdańsku. Przekazy-

wana opowieść, niekiedy poparta dokumentami, pamięt-

nikami, listami, a zawsze fotografiami, zachowała żywość 

i barwę autentycznej narracji. Tak, często z drobiazgów, ze 

szczegółów buduje się pamięć pokoleń, która określa ludz-

kie wybory, niekiedy stygmatyzuje, często naznacza dzie-

dziczoną traumą. To wszystko udało się autorce przekazać 

czytelnikom, którzy pytają – tak wtedy było, tak wyglądało 

życie w Gdańsku Wrzeszczu, na Oruni? Przerażeni auto-

chtoni: polscy gdańszczanie i gdańscy Niemcy chroniący 

się przed sołdatami radzieckimi, gwałcone dziewczyny, 

nowi przybysze, którzy każdej nocy boją się, że wtargną 

do domu pijani żołnierze i zdemolują, zniszczą to, co jesz-

cze zostało. I niemal wszędzie ten sam głód, zdobywanie 

pożywienia, paczki z UNRRY, pokątny handel, wyzbywanie 

się rzeczy, żeby kupić kartofle i parę jajek. To nie są łatwe 

i proste historie, i tylko cierpliwość i takt reporterki pozwo-

liły bohaterom tych narracji odsłonić fragmenty niekiedy 

tragicznych dziejów swoich bliskich.

Losy profesorów, wiejskich dziewczyn, gospodyń domo-

wych, inżynierów i artystów, nauczycielek i przedszkolanek 

mają wspólną datę, która stanowi cezurę w ich życiu. Jest 

to rok 1945 w Gdańsku. W mieście, które poszukuje rąk do 

pracy, specjalistów z różnych dziedzin, zaczyna się kształto-

wać nowa społeczność. Zlepek repatriantów z Litwy i z ziem 

ukraińskich, z Warszawy i Torunia, ze Śląska i z ludności 

miejscowej, Kaszubów i Niemców. Dopiero z tych opo-

wieści o niekiedy drobnych wydarzeniach, o domowych 

przyjęciach i potańcówkach, zakupach na prowizorycznym 

bazarze, gdzie jedni mogli coś kupić, a dla innych, którzy 

nie znali dialektu kaszubskiego, niczego nie było, widać jak 

trudny był proces integracji. 

Obraz miasta repatriantów, który wyłania się z kolejnych 

opowieści, jest niezwykle barwny i niejednoznaczny. Jedni 

przywozili ze sobą dwie pierzyny i gromadkę dzieci, innym 

udało się zabrać do towarowego wagonu także krowę 

żywicielkę, a ona uchroniła od głodu i dawała mleko na 

wymianę. Byli ci, którzy przynosili swoją fachową wiedzę, 

akademickie doświadczenie i ci, którzy ledwo potrafili pisać 

i czytać. Każdy przybysz ma swoją opowieść i swój język, 

który autorka starała się zachować, zostawiając wtrącane 

regionalizmy, powiedzonka, mowę wsi ze wschodu Polski 

i zaśpiew z Litwy. Dla jednych Gdańsk jest tymczasowym 

schronieniem, dla innych spełnieniem marzeń o własnym 

miejscu na ziemi. Jedni chcą jak najszybciej się urządzić, 

zagospodarować, inni sądzą, że nie warto się rozpakowy-

wać. Poczucie tymczasowości towarzyszy zarówno auto-

chtonom, którzy siedzą na walizkach oczekując wywózki, 

jak i przybyszom przekonanym, że kiedyś wrócą do siebie, 

l u d z i e
Historie, których nie da się wymyślić
Iwona Smolka

1.
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1.	 Stanisława Bogacka (w środku), jedna z bohaterek książki 

Ślad. Opowieści gdańszczan, z koleżankami z drużyny har-

cerskiej w Seminarium Ochroniarskim w Radzyminie, lata 

30. XX wieku | z archiwum Stanisławy Bogackiej |

2.	 Uroczystość uruchomienia pierwszej pompy na Żuła-

wach po plenerowej mszy,  1946. Na zdjęciu między innymi  

Eugeniusz Kwiatkowski, ówczesny delegat rządu do spraw 

Wybrzeża (pośrodku w ciemnym płaszczu)  i proboszcz 

Oruni, ks. Władysław Ciechorski; po lewej, Michał Massalski, 

mąż Haliny Massalskiej z domu Rozen, jednej z bohaterek 

książki Ślad. Opowieści gdańszczan. | z archiwum Haliny 

Massalskiej |

3.	 Bilet miesięczny tramwajowy dr. F. J. Cramera, ordy-

natora oddziałów internistycznego i neurologicznego 

w szpitalu przy ulicy Łąkowej w Gdańsku. W jego domu przy 

ulicy Uphagena 15 (dziś 8) zamieszkał po wojnie z rodziną 

warszawiak Leon Sylwester Staniewicz, z zawodu lekarz, 

jeden z bohaterów książki Ślad. Opowieści gdańszczan | 

z archiwum Leona Sylwestra Staniewicza |

do rodzinnych domów. Jednym dolega, co pośrednio wyła-

nia się z ich opowiadania, poczucie deklasacji, inni zdoby-

wają wykształcenie i tym samym awans społeczny.

Na obraz powojennego Gdańska nakładają się pejzaże 

rodzinnych stron. To współczesne, już powojenne, jakże 

trudne, biedne i niebezpieczne życie przesłania pamięć 

o tym dawnym, z którego zostało się wygnanym. I jedyne 

co stałe, niezmienne, co daje jakieś oparcie psychice, która 

musi nieustannie mierzyć się ze zmianami, to kościół. Wiele 

tu krótkich, celnych portretów księży, których kazania i dzia-

łalność w parafiach stanowią dla wiernych kontynuację 

dawnego życia, gwarantują jakiś ład i schronienie. W tych 

wspomnieniach stosunkowo niewiele miejsca zajmują 

sposoby współżycia z nową władzą ludową, ze Służbą 

Bezpieczeństwa, która wzywa na przesłuchania i wówczas 

w pośpiechu trzeba uciekać z nowego domu. Natomiast 

niemal wszyscy opowiadający mają świadomość bycia pod 

okupacją sowiecką. Wystarczy przekazana Katarzynie Kor-

2.

3.
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czak krótka historia o dzieleniu pozostawionego majątku 

stoczni. Oto fragment opowieści Lecha Kobylińskiego: ”Była 

umowa pomiędzy rządem radzieckim i polskim, że stocznie 

przechodzą w ręce polskie, ale – jedna trzecia urządzeń ma 

być polska, dwie trzecie – oni zabierają. Dzielono majątek 

w ten sposób: ta maszyna dla ruskich, ta dla nas. I Rosjanie 

zaczynali pakować swoje maszyny do skrzyń. A skrzynie 

były malowane: albo na czerwono, albo na biało-czerwono. 

Jak biało-czerwone – polskie, czerwone – ich. No i szło 

się do rosyjskiego strażnika, pół litra wódki dawało, brało 

sprzęt, na skrzyni domalowywało się białą kreskę. I sprawa 

załatwiona!”

Takie króciutkie relacje nadają książce znak autentyczności. 

To tak było? – pytamy i odpowiadają nam, zgromadzone 

przez autorkę, głosy z przeszłości.

Iwona Smolka

Katarzyna Korczak Ślad. Opowieści gdańszczan, Wyd. Bernardinum 2018, ss. 297

Marcin Plichta Drogowskaz 

| 220 x 50 x 50 cm, drewno woskowane, 2015 |

Marcin Plichta Nagi Król

| 190 x 27 x 15 cm, czarny dąb, 2017 |
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Najlepsi. Kowboje, którzy polecieli w kosmos to tłumaczenie 

książki Thomasa „Toma” Wolfe’a, noszącej w oryginale tytuł 

The Right Stuff, czyli „odpowiedni zespół”, „świetni ludzie” 

czy „dobry materiał”. Pojawienie się tego tomu w niespełna 

2 miesiące po śmierci autora (pisarz zmarł na zapalenie 

płuc 14 maja 2018 roku) skłania do tak wielu refleksji, że 

właściwie nie wiadomo, od czego zacząć.

Może więc od tytułu. Bo proszę porównać tytuł oryginału 

z polskim. Nasz tytuł jest tak skonstruowany, żeby błysnąć, 

przyciągnąć. Angielski jest dużo bardziej powściągliwy 

i merytoryczny. To taki tytuł, który ma informować. Nie-

wiele więcej.

Te dwie wersje tytułu (The Right Stuff ukazał się w 1979 roku) 

obrazują różnicę, jaka istnieje między latami osiem-

dziesiątymi a czasem współczesnym. Ten pierwszy był 

w dziennikarstwie, w literaturze, nieporównanie bardziej 

merytoryczny, substancjonalny; obecny obliczony jest 

na blichtr, błysk, flash. Bo czy można sobie wyobrazić, by 

książka Wolfe’a ukazała się obecnie pod tytułem „Właściwi 

ludzie”?

Drugim szlakiem dostępu do książki Najlepsi… jest zesta-

wienie słów, które padły przed chwilą: dziennikarstwo i lite-

ratura. Bo Wolfe do dziennikarstwa i reporterki wprowadził 

czysto literackie elementy narracji, tworząc podwaliny pod 

to, co w tej chwili nazywane jest new journalism − nowym 

dziennikarstwem (w którego nurcie później tworzyli także 

Norman Mailer, Joan Didion, Guy Talese czy Truman Capote, 

a w Polsce Ryszard Kapuściński). 

Reportaż Wolfe’a do złudzenia przypomina powieść, a owe 

wniesione weń literackie elementy narracji to: wielkie 

nasycenie tekstu emocjami; zaangażowanie w opisywane 

wydarzenia i odejście od zimnego obiektywizmu; bardzo 

wyrazisty język nie stroniący – tam, gdzie to potrzebne 

– od wulgaryzmów; częste prowadzenie narracji w czasie 

teraźniejszym (poprzednio w reportażu prawie zawsze 

dominował czas przeszły); zwracanie się do czytelnika per 

„ty”; utożsamianie się z bohaterami opisywanych zdarzeń; 

długie, dosadne dialogi; opisywanie zdarzeń z różnych 

punktów widzenia, co czyni tekst bardziej przestrzennym, 

stereoskopowym; czy, wreszcie, drobiazgowe opisywanie 

przedmiotów związanych z życiem bohaterów.

I taka jest właśnie książka Najlepsi. Zbudowana jest z faktów 

nasyconych emocjami i czyta się ją jak powieść, choć w rze-

czywistości jest to reportaż. To opowieść o pierwszych 

amerykańskich kosmonautach z programu „Merkury”. 

Wyliczam w kolejności, w jakiej poszczególne postacie 

pojawiają się na kartach książki: wpierw to Malcolm Scott 

Carpentier, drugi Amerykanin wysłanym na orbitę Ziemi; 

potem Leroy Gordon „Gordo” Cooper – który w czasie 

34-godzinnego lotu pierwszy spał na orbicie; dalej, to 

opowieść o świętoszkowatym (kto by pomyślał!) Johnie 

Glennie – pierwszym Amerykaninie na prawdziwej orbi-

cie, faworyzowanym przez władzę, a niezbyt lubianym 

przez pozostałych kolegów; Virgilu „Gussie” Grissomie 

– drugim Amerykaninie w kosmosie, który później spłonął 

żywcem podczas przygotowań do misji „Apollo 1”; o Walte-

rze „Wallym” Schirze, który sześciokrotnie okrążył Ziemię; 

o Alanie Shepardzie – pierwszym Amerykaninie w kosmosie, 

wysłanym pospiesznie nad suborbitalną wysokość w roz-

paczliwej pogoni za Gagarinem; o Donaldzie „Deke” Slay-

tonie, którego kosmos niemal by ominął, gdyby nie to, że 

r e c e n z j a
Najlepsi i… Najlepszy
Roman Warszewski
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w końcu włączono go do programu Sojuz-Apollo; o Josep-

hie „Joe” Walkerze, sławnym oblatywaczu odrzutowców, 

pierwszym człowieku, który dwukrotnie był w kosmosie; 

o Charlesie „Chucku” Yeagerze, eksperymentalnym pilocie, 

który po katapultowaniu się z uszkodzonego odrzutowca 

żywcem płonął (lecz przeżył), co niezwykle sugestywnie 

Wolfe opisał w końcowej sekwencji książki (a co można 

uznać za antycypację pożaru kapsuły „Apollo 1” – który 

w Najlepszych już się nie zmieścił).

To siedmiu wspaniałych. Natomiast ósmym bohaterem 

książki jest sposób, w jaki cała ta historia jest opowiadana 

(dziewiątym jest strach, dziesiątym współzawodnictwo, 

jedenastym adrenalina.) Bo jak to wszystko jest napisane! 

Czytając Najlepszych, czuje się pęd wiatru we włosach, 

mimo że kabiny samolotów eksperymentalnych są szczelnie 

zamknięte, a kapsuły pojazdów kosmicznych hermetycznie 

zaryglowane (pomijając fakt, że w kosmosie, za wyjątkiem 

wiatru słonecznego, wiatru nie ma). I choć opisane w niej 

wydarzenia są fascynujące i mrożące krew w żyłach (na 

przykład jaki był procent śmiertelności wśród ekspery-

mentalnych oblatywaczy odrzutowców, po których – po 

cotygodniowych katastrofach – pozostawały tylko nie-

dopalone, bezkształtne szczątki; albo to, jak wyglądała 

panika – panika, którą trudno nam sobie dziś wyobrazić 

– po tym jak Rosjanie – co za bezczelność! przed Ameryka-

nami! – wysłali w kosmos pierwszego sputnika), to książkę 

tę czyta się przede wszystkim dla jej stylu i sposobu, w jaki 

napędzana jest jej akcja. Pośród innych twórców tworzą-

cych w nurcie nowego dziennikarstwa Wolfe gra na pewno 

pierwsze skrzypce i jest Najlepszy. Nomen omen – najlepiej 

pokazuje to właśnie w… Najlepszych.

Choć nie wszyscy są tego zdania (kolej na kroplę dzieg-

ciu). Bo Wolfe, przez totalność swej prozy, ma także wielu 

krytyków. Kurt Vonnegut powiedział kiedyś, że Wolfe, by 

przykuć uwagę czytelnika, nie cofnie się dosłownie przed 

niczym. Paul Fussel napisał natomiast, że „przez Wolfa nie 

jesteśmy w stanie wznieść się ponad entuzjazm, którym ten 

nieustannie nas uwodzi” (a to dziennikarzowi nie uchodzi). 

Z kolei Norman Mailer czytanie Wolfe’a porównał do seksu 

z kobietą, która waży 150 kilo i która siedzi na tronie: „albo 

ją pokochasz, albo zginiesz”. Natomiast John Updike miał 

stwierdzić, że pisarstwo Wolfe’a to czysta rozrywka: „nie 

ma w nim ani dziennikarstwa, ani literatury”.

Co zatem z tym wszystkim począć – komu wierzyć?

Wyjście jest jedno. Trzeba sięgnąć po Najlepszych. Natych-

miast. 

Roman Warszewski

Thomas Wolfe, Najlepsi. Kowboje, którzy polecieli w kosmos, tłum. Jan Kraśko, Warszawa 2018. (To drugie wydanie tej książki. 

Po raz pierwszy w Polsce ukazała się ona w roku 1993 pod tytułem S-kadra)

Narzędzia rzeźbiarskie z wystawy Marcina Plichty w Fabryce Sztuk w Tczewie, 2018
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Niedawno ukazała się książka wspomnieniowa o Andrzeju 

Krzysztofie Waśkiewiczu. To ważny tytuł, bo gromadzi dużo 

informacji i uświadamia konteksty jego twórczości i życia. 

Przybliża ważną postać polskiej kultury i literatury.

Zasadniczo konstrukcja książki to przepis na nudy i cegłę, 

którą stawiamy obok innych cegieł na naszych książkowych 

półkach z intencją, że raczej nie przeczytamy, a jeśli, to 

tylko pod warunkiem, że będzie ku temu jakaś wyjątkowa 

okazja. Tak się dzieje, gdy redaktorem jest bliska osoba 

wspominanego bohatera a wspomnienia pochodzą od 

osób życzliwych, którzy niejako z obowiązku nie piszą 

o dyskusyjnych elementach twórczości i kontrowersyjnych 

faktach biograficznych. A jednak w tym wypadku reguła 

nudy się nie sprawdziła. Dlaczego?

Tom składa się z czterech podstawowych części zatytuło-

wanych: Świat literatury, W kręgu przyjaciół i znajomych, 

Prywatnie oraz Dedykacje. Autorami tekstów we wszystkich 

tych działach są w różny sposób interesujący ludzie, nie-

kiedy wybitni krytycy, pisarze, poeci, osoby publiczne oraz 

rodzina wraz przyjaciółmi, a to już daje szansę, że teksty ich 

nie będą miałkie i nijakie. Można odpowiedzialnie założyć, 

że ten skład autorskich wspomnień spowoduje, iż gdyby 

książkę czytał nawet ktoś, kto nigdy nie słyszał o AKW, to 

i tak zostanie wciągnięty w fabułę tych wspomnień i oso-

bowość Waśkiewicza. Układ działów, jaki zaproponowała 

Anna Sobecka, daje też szczególny i ważny rodzaj harmonii, 

która jest pożądana w każdej dobrej książce wspomnienio-

wej. Otóż utrzymany został właściwy stosunek pomiędzy 

emocjonalnością wspomnień a ich merytorycznością. I nie 

tylko dlatego, że krytycy Waśkiewiczowskiej twórczości 

dali naprawdę bardzo interesujące wykładnie jego poezji 

i eseistyki. Szkice Leszka Żulińskiego oraz Mariana Kisiela 

są najwyższej próby analizami i podsumowaniami pisar-

stwa Waśkiewicza. Wymieniłem tylko te dwa nazwiska, 

bowiem ich szkice mogą być kanwą dla innej, prawdziwie 

monograficznej już pracy o Andrzeju Waśkiewiczu, bo 

właśnie w sposób oczywisty ukazują, że taka monografia 

powinna powstać. Chcę jednak podkreślić, że inni auto-

rzy szkiców w rozdziale „Świat literatury” też dali bardzo 

ciekawe poznawczo interpretacje fenomenu pisarskiego 

AKW. Można by sądzić, że ta część książki przez to, że jest 

najbardziej merytoryczna, jest pozbawiona emocjonalności. 

Nic bardziej mylnego. Z każdego tekstu przebijają uczucia, 

barwiąc i pogłębiając rozważania. A jak się dobrze wczytać, 

to są tu często emocje nieoczywiste lub nieco, a często głę-

boko skryte. Andrzej jest dla tych autorów współgraczem 

na planszy żywej gry literatury, na której oni też grali. Te ich 

analizy, interpretacje i konkluzje, to nie tylko rozliczenie się 

z twórczością Andrzeja, to również ich własne rozliczenia 

z literaturą i życiem literackim. I to może powodować rodzaj 

pobudzającego intelektualnego rozedrgania u czytelników. 

A u mnie spowodowało na pewno.

Drugi rozdział napisany przez przyjaciół i znajomych jest 

nie mniej ważny i decydujący o wartości całej książki. Dla 

wielu być może będzie najciekawszy, bo nic bardziej nie 

pobudza czytelnika jak plotkarstwo. A wspomnienia mie-

wają taki charakter, niezależnie, czy to jest eleganckie 

określenie. W tej części nie mamy porządku, harmonii, jest 

chaos i pomieszanie. Nie chcę przez to obniżać rangi tych 

wspomnień. Ale właśnie liczne (61 autorów) optyki ten 

chaos muszą powodować. Sam dobór wspominających 

autorów już budzi zawrót głowy. Na liście znajdujemy 

towarzyszy z wczesnych czasów literackich, od Orientacji 

po młodzież literacką XXI wieku. Są pisarze i profesorowie 

literatury, młodzi i już nieco starsi, by wspomnieć tylko 

profesora Józefa Bachórza i profesora Mariana Kisiela. 

Są współuczestnicy bojów literackich z lat sześćdziesią-

tych, po partnerów aktywności społeczno-kulturalnej 

już z okresu gdańskiego. A gdy pośród żywych zabrakło 

pisarza ważnego dla Waśkiewicza, wspomnienie napisała, 

niejako w zastępstwie, żona (Anna Gostkowska). To bardzo 

ciekawy rozdział z punktu widzenia obecności w książce, 

bycia z Waśkiewiczem, gdy już on odszedł. Wielu autorów 

zachowuje wstrzemięźliwą serdeczność, inni rozpływają 

się w ciepłych przypomnieniach. Wielu podkreśla wagę 

obecności Andrzeja i jego twórczości w ich życiu. To jest 

niejako regułą. Ale są też wspominki nie takie jednoznaczne 

i oczywiste. Czytając je nie byłem pewny, czy służyć mają 

pamięci AKW, czy raczej promocji wspominającego. Właśnie 

te teksty są najbardziej zaskakujące, bowiem pośród nich 

można doczytać się krytyki działalności twórczości Waś-

kiewicza. To subtelne znaki, na przykład pomijanie wagi 

poetyckiej twórczości Waśkiewicza, lub podkreślanie jego 

aktywności działaczowskiej przy Jurku Leszinie. Tak, para-

Andrzej – wspomnienia
Zbigniew Joachimiak

Krok ku monografii
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doksalnie te teksty z podwójnym dnem powodują, że czyta 

się fragmenty tej książki jak dobry kryminał, gdzie stajemy 

się szerlokami holmsami w odkrywaniu całej (a i tej skrzy-

wionej) prawdy o życiu i twórczości AKW. Wiem o czym 

mówię, sam napisałem tekst wspomnieniowy o Andrzeju 

w tym rozdziale. I przyznaję, że też w jakimś stopniu popro-

wadziłem podwójną grę. Ale aby była jasność: nie przeciwko 

Andrzejowi Krzysztofowi Waśkiewiczowi. 

Bardzo wzruszające są wspomnienia rodzinne. Ta część 

książki jest najbardziej jednoznaczna i prawdziwie ser-

deczna. Wszak wspominają synowie, córka, teściowa. Wspo-

minają przyjaciele spoza kręgu literackiego. Bliscy. Ważne 

osoby „cywilnie”. Uświadomiłem sobie w tej chwili, gdy 

piszę te słowa, że jest w książce wielki, wielki brak. Wielka 

nieobecność. I nie wytłumaczy jej tekst Anny Sobeckiej 

w słowie „Od redaktora”. Anno, spotykamy się niekiedy 

a zatem ja mam szansę, abyśmy mogli powspominać wspól-

nie, a Ty coś opowiedzieć, co tylko Ty wiesz o Andrzeju. Ale 

czytelnicy, szczególnie już po lekturze całej książki mogą 

być zawiedzeni.

Książka jest wzbogacona w dwa inne elementy: zdjęcia oraz 

teksty dedykowane Waśkiewiczowi. Tyle, co wiem o życiu 

Andrzeja, pozwala mi stwierdzić, że zdjęcia są dobrane 

bardzo instruktywnie i faktycznie obrazują to, co ważne 

było w jego życiu i działalności. Pokazują otoczenie per-

sonalne, są zdjęcia z wybitnymi poetami, między innymi 

Adamem Ważykiem, Julianem Przybosiem, kompanami 

z Orientacji i z kolejnych pokoleń, a z drugiej strony nie 

pomijają rodzinnych ujęć z dziećmi, z ulubionymi psami, 

a też samego Andrzeja w młodości. To dynamizuje ten 

obszerny tom. Podobnie jak ostatni rozdział zawierający 

wiersze dedykowane Waśkiewiczowi, co trzeba przyznać 

– na wysokim poziomie artystycznym, a to nie zawsze 

zdarza się tekstom panegirycznym.

Wracając do akapitów wcześniejszych. Wzruszające i ser-

deczne wspomnienia nie muszą być interesujące, bo w tym 

przypadku, chciałoby się strawestować Anne Sexton: ważne 

jest aby i sztuka, i aktorzy byli interesujący. Jeśli drama-

tem, sztuką było życie i twórczość Waśkiewicza, a akto-

rami autorzy wspomnieniowych tekstów, to oba elementy 

nie zawiodły i publiczność, czyli czytelnicy dostali dobre 

przedstawienie. Wydawało mi się, że dużo wiem o życiu 

Andrzeja, ale te wspomnienia udowadniają, że wiele nie 

wiedziałem. W pewien sposób te opowieści domknęły 

moją pamięć o nim. Może nie wyjaśniły wszystkiego, ale 

znacząco doświetliły zachowania Andrzeja, w tym też jego 

osobiste wątki w twórczości. 

Zbigniew Joachimiak

Wystawa indywidualna Marcina Plichty w Fabryce Sztuk w Tczewie, 2018
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1.

1. Zofia Watrak | fot. archiwum autorki |

2. Marcin Plichta | fot. archiwum Marcina Plichty |

Po przeszło dekadzie kierowania Galerią Refektarz w Kar-

tuzach podjęłam decyzję o rezygnacji z funkcji dyrektora. 

Kiedy organizm mówi dość, należy go słuchać, póki ma 

się jeszcze zdolność samodzielnego kierowania własnym 

losem. Skończyłam 70 lat, przepracowałam 40, na szczęś-

cie nie jestem sędzią, więc nikt mnie nie zmuszał do odej-

ścia. Przeciwnie, na prośbę burmistrza Kartuz, Grzegorza 

Gołuńskiego, będę jeszcze przez jakiś czas towarzyszyć 

nowemu dyrektorowi, wspomagając go w początkowym 

okresie zarządzania instytucją. Takie przekazanie opieki 

nad galerią, pozbawione wstrząsów, które ma charakter 

przyjazny, harmonijny, uwzględnia przeszłość instytucji 

i pozwala ufnie patrzeć w przyszłość, sprawia mi osobistą 

radość.  Trudno było, moim zdaniem, o lepszy wybór. 

Marcin Plichta, mój następca, jest Kartuzianinem, co jest 

nie bez znaczenia, biorąc pod uwagę kilka aspektów. Jego 

nominacja została dobrze przyjęta przez lokalną społecz-

ność. Jest „swój”, dobrze znany dzięki związkom rodziny 

z regionem. W tej mierze nie będzie musiał zabiegać 

a r t y s t a  a u t o g r a f u

Kartuzianin nowym dyrektorem  
Galerii Refektarz
Zofia Watrak

2.

o akceptację, ma szanse na dobre relacje środowiskowe, 

czego mu szczerze życzę. Kolejnym ważnym aspektem 

jest jego artystyczna działalność, integralnie powiązana 

z miejscem. Plichta jest rzeźbiarzem, od 2000 roku zwią-

zanym z gdańską ASP; nie rozstaje się z Wydziałem Rzeźby. 

Łączenie obu funkcji może okazać się korzystne i dla Galerii 

i dla środowiska artystycznego, przy wsparciu dobrze funk-

cjonującej Rady Programowej z udziałem profesorów Piotra 

Józefowicza i Sławomira Witkowskiego, reprezentujących 

interesy malarzy i grafików. 

Nim zaproponowałam burmistrzowi kandydaturę Plichty, 

od kilku lat przyglądałam się rozwojowi jego  twórczości. 

Kilkakrotnie też ją recenzowałam przy okazji wystaw indy-

widualnych, jakie miał w Refektarzu, podkreślając ideową 

identyfikację rzeźby z miejscem jej powstania. Kultura 

Kaszub, a także ludowy obyczaj określa rodowód jego 

prac. Ulubionym tworzywem Plichty jest kamień i drewno 

– integralny element tutejszego pejzażu. Materiał powiązał 

z symboliką miejsca, czemu dał wyraz w swojej pracy Remi-

niscencje, wskazując na pochodzenie materiałów, takich jak 
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fundamenty budynków, nieczynna żwirownia, odnaleziony 

stary słup graniczny i zwykłe, pospolite kamenie, których 

pełno na Kaszubach. Mówi się nawet, że ziemia je tu rodzi. 

Obok uniwersalnych znaczeń, jak siła, niezniszczalność, 

trwanie, kamień na Kaszubach ma szczególne konotacje, 

związane z historią i mitologią regionu. Potężne głazy 

narzutowe, przywleczone przez lodowiec, w swojej struk-

turze odtwarzają historię geologiczną krainy, ale w war-

stwie mitologicznej ich pochodzenie – reaktywowane 

w licznych baśniach, ludowych gadkach i legendach – ma 

charakter nadprzyrodzony. Niektóre mają własne imiona. 

Granitowe rzeźby Marcina Plichty łączą tę uniwersalną 

i regionalną symbolikę.  Istotne jest także to, że sięga po 

materiał, związany z jego najbliższym otoczeniem. Czasem 

jest to gotowy, przetworzony przedmiot, jak stare, bezuży-

teczne już żarna. Sposób obróbki granitu  wydobywa jego 

naturalną urodę. W Hermie nawiązuje do formy relikwiarza, 

wydobywając z monolitu kamienia szlify drogocennych 

kamieni. Organiczność kamienia łączy najczęściej z moty-

wem pęczniejącego wewnątrz ziarna, które jest metaforą 

związku z ziemią, wiosennego kiełkowania i cyklicznej 

regeneracji natury, ale też chronionych wartości, pielęgno-

wanych obyczajów. Motyw pulsujących kamieni jest obecny 

w większości prac: epitafijnych drzewach, inspirowanych 

sadownictwem, licznych formach totemicznych i chocho-

łach. Jeden z Chochołów ma formę kamiennego krzyża, 

okrytego słomą. Nawiązuje do Wielkanocnego obyczaju, 

kiedy to w czasie Wielkiego Postu krzyż okrywa się fiole-

towym płótnem, a odkrywa w dzień Zmartwychwstania.  

Motyw ziarna łączy też Plichta z motywem ognia, „Ormuz-

dowych skier” kojarzonych z symboliką czynu. Ormuzdowe 

skry są w stanie rozpalić zimny kamień i zasiać w nim ziarno 

czynu. Symbolika granitowych rzeźb Plichty wpisuje się 

tu w ludową mitologię walki dobra ze złem, zaczerpniętą 

z literatury. Powieść Majkowskiego miała  dalsze reminiscen-

cje w pracy Płaszcz Remusa.  Nawiązuje do wcześniejszego 

Gniazda, inspirowanego konstrukcją ryglowo-szachulcową, 

charakterystyczną dla architektury ludowej. Płaszcz Remusa 

powtarza tę konstrukcję, ale w miejsce ściany, wypełnianej 

dawniej gliną, słomą z czasem cegłą, rzeźbiarz wprowadził 

współczesne tworzywo – foliowe poduszki wypełniane 

powietrzem. Artysta wykorzystał ich użytkowe funkcje 

izolacyjne, ochronne w funkcjach symbolicznych. Płaszcz 

Remusa był bowiem dla wędrowca ochroną, zadaszeniem 

i domem jednocześnie.  Obróbka w drewnie ma odwołania 

do rzemieślniczej ciesielki. Symboliczne para-architekto-

niczne formy Plichty mają tradycyjne łączenia obelkowań 

– kołki i czopy. Miejscami pęcznieją niczym bochny chleba, 

inspirowane obyczajem dożynkowym i popularnymi wień-

cami dożynkowymi. Przykładem także Król snop, rzeźba, 

która odnosi się wprost do zwyczaju procesji z ostatnim 

snopem zebranym z pola. Przyozdobiony kwiatami i ziołami 

miał magiczną moc. Rzeźbiarz nadał mu insygnia władzy.

Kultura ludowej architektury dobrze jest znana artyście, 

gdyż od 200 lat jego dziadowie kultywowali rzemieślni-

cze tradycje stolarki i ciesielki. Pradziad wykonywał część 

artystycznej stolarki w kartuskiej Kolegiacie, a dziadek był  

budowniczym słynnych przed wojną Łazienek nad Jeziorem 

Klasztornym. Rzeźbiarz odziedziczył po nim pracownię. 

Stąd pierwsze jego doświadczenia związane były głów-

nie z drewnem. Kamień odkrywał stopniowo i w skrytości 

przed dziadkiem, który uważał, że kamień jest wrogiem 

drewna, a pył z jego obróbki paskudzi tylko narzędzia. 

Wbrew naukom dziadka z czasem zaczął łączyć te dwa 

przeciwne sobie materiały, wymiennie wykorzystując ich 

naturalne właściwości, jak choćby miękkość i twardość.  

Fragmenty belki z czarnego dębu, wykopane podczas prac 

remontowych w pobliżu refektarza w Kartuzach, oprawił 

w kamień niczym cenny relikwiarz, przy czym odwrócił 

wartości materiałów – kamieniowi nadał miękkość kontra-

stowaną z  twardością i siłą czarnego dębu, który przebija 

się przez kamień.

Warto wspomnieć, że pierwsza wystawa, jaka miała miejsce 

w obiekcie refektarza, w jego piwnicach, kiedy jeszcze nie 

było Galerii, to była właśnie wystawa rzeźby Marcina Plichty 

w 1992. Była ona pokłosiem Ogólnopolskiego Konkursu 

Liceów Plastycznych „Inspiracje sztuką gotyku”. Plichta był 

tego konkursu laureatem. Wystawie towarzyszyła  realizacja 

filmu Video-Studio Gdańsk. W 2003 rzeźbiarz był laureatem 

nagrody Perła Kaszub za 2002 rok. W roku 2015 Galeria 

Refektarz uczciła  20-lecie istnienia jego monograficzną 

wystawą. 

Zofia Watrak

Zdjęcia rzeźb Marcina Plichty autorstwa Wojsława Brydaka 
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To tytuł i jednocześnie zadanie programowe pleneru rzeź-

biarskiego, który odbywa się aktualnie w Złotej Górze 

pod Brodnicą w ramach Międzynarodowego Sympozjum 

Rzeźbiarskiego w Granicie, w okresie od 3 września do  

22 września. Autorami projektu i jednocześnie osobami 

prowadzącymi plener są Małgorzata Wiśniewska i dyrektor 

Galerii Refektarz Marcin Plichta. Sam plener wywodzi się 

z tradycji edukacyjnej Wydziału Rzeźby ASP w Gdańsku 

i programu badań nad możliwościami materiałowymi 

w sztukach wizualnych. 

Marcin Plichta prowadzi na uczelni pracownię autorską zaj-

mującą się technikami rzeźbiarskimi w drewnie i kamieniu. 

Skierowanie uwagi na kamień polodowcowy było oczywi-

ste, zważywszy jego obecność w środowisku naturalnym 

Kaszub. Dziesięcioro uczestników pleneru zaproszonych 

przez autorów projektu z Finlandii, Ukrainy, a w Polsce 

z Krakowa i gdańskiej  ASP, mogło osobiście wybrać kamień 

pod kątem własnej wizji artystycznej. Pochodzi on ze żwi-

rowni w Łączynie nad Jeziorem Raduńskim. Kontakt ze 

żwirownią ułatwił artystom burmistrz Kartuz, Mieczysław 

Gołuński.  Współorganizatorami pleneru są: Wydział Rzeźby 

ASP w Gdańsku, Gmina Kartuzy i Galeria Refektarz. Uczelnia 

zapewniła niezbędne zaplecze techniczne. Środki finan-

sowe pochodzą z Ministerstwa Nauki i Szkolnictwa Wyż-

szego na działalność statutową. Z kolei gmina ulokowała 

s z t u k a
geometria kamienia
zofia watrak

W poszukiwaniu formy

artystów na terenie Centrum Sportów Wodnych i Promocji 

Regionu (filii Kartuskiego Centrum Kultury). Trudno o miej-

sce piękniej wkomponowane w kaszubski pejzaż, nad jezio-

rem Brodno Wielkie. Z pewnością zainspiruje twórczą pracę. 

Być może Międzynarodowe Sympozjum Rzeźbiarskie pod 

Złotą Górą zapoczątkuje nową tradycję i zapełni lukę po 

przerwanych plenerach rzeźby w kamieniu we Wdzydzach.

W historii powojennej rzeźby gdańskiej zwykłemu otocza-

kowi szczególną rangę nadał prof. Horno-Popławski, który 

tradycyjnym dłutem delikatnie tylko ingerował w naturalnie 

ukształtowany kamień, szukając w jego kształcie inspiracji 

dla rzeźby. Formuła pleneru zdaje się tę tradycję przeła-

mywać. Łączy bowiem rozpoznanie materiału z kreacją 

artystyczną, głębiej ingerującą w materię kamienia. Zmie-

niły się bowiem możliwości technologiczne. Wystarczy się 

przyjrzeć zapleczu narzędzi dostępnych dziś rzeźbiarzowi. 

Na plenerze, który jest jakby otwartą  pracownią, widz może 

zapoznać się ze współczesnym warsztatem. Artyści dyspo-

nują sprężarkami z  całą gamą młotków i dłut, szlifierkami 

elektrycznymi z rozlicznymi tarczami do polerowania dla 

osiągania pożądanej ziarnistości powierzchni aż po idealną 

gładkość. Zastępują siłę fizyczną i umożliwiają realizację 

zamierzonej idei, na przekór oporowi materii. Plener połą-

czony jest ze spotkaniami i wykładami na temat historii 

rzeźby w kamieniu oraz współczesnej sztuki materiało-

wej. Publiczność będzie mogła zapoznać się z technikami 

obróbki kamienia przy użyciu nowoczesnych technologii. 

Finalny efekt pracy rzeźbiarzy pozostanie zagospodaro-

wany w przestrzeni publicznej na terenie gminy Kartuzy, co 

nada nowe walory przestrzeni i pozwoli oswajać się miesz-

kańcom a także licznym turystom ze sztuką współczesną. 

Da też początek kolekcji rzeźby w otwartej galerii miasta.  

Wystawa poplenerowa trafi do Galerii Refektarz i w jej 

okolice. 

Zofia Watrak   

1.	 Brodnica, plener rzeźbiarski ASP 2018, kamień do 

obróbki | fot. Wojsław Brydak |

1.
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Sekcję powołano w marcu 1958 roku. Początkowo nazwa 

brzmiała „Sekcja miłośników radia, filmu, telewizji i fotogra-

fiki”. W październiku tego samego roku odłączono jednak 

Sekcję Fotograficzną, która odtąd działała samodzielnie. 

Między marcem a październikiem 1958 pierwotnej sekcji 

przewodniczyła Regina Witkowska. Od grudnia 1958 prze-

wodniczącym Sekcji Miłośników Filmu, Radia i Telewizji 

został Henryk Kledzik. 

Organizując dziś sekcję o takim samym czy podobnym 

profilu, za podstawę działania uznalibyśmy sprzęt (kamera, 

mikrofon, dyktafon, rzutnik, ekran) i profesjonalną obsługę. 

Cofnijmy się jednak w czasie. Jest rok 1958 i sekcja roz-

poczęła działalność, nie mając sprzętu, tylko ludzi zain-

teresowanych tematem. Członkowie odwiedzali Gdański 

Ośrodek Telewizji, zwiedzali studio telewizyjne, organizo-

wali spotkania dyskusyjne przy pożyczonym telewizorze. 

Fascynatów telewizją czy amatorską twórczością filmową 

było wielu, sprzętu niestety było mało. Członkowie mieli 

w planach między innymi działalność studia nagrań audycji 

muzycznych, teatralnych czy literackich, aby efekty swojej 

pracy prezentować później w szkołach, klubach czy świet-

licach. Zaangażowanie nie przyniosło jednak rezultatów. 

Ówczesny Wydział Kultury Prezydium MRN  w Gdańsku nie 

dofinansował przedsięwzięcia, urządzenia były kosztowne 

i GTPS nie mogło sobie pozwolić na ten wydatek. W między-

czasie powstał  Dyskusyjny Klub Filmowy w „Żaku”, gdzie 

przeszła część członków. W maju 1959 w sekcji pozostało 

28 osób.  Zaangażowanie trochę spadło, gasł zapał. Henryk 

Kledzik zrezygnował z funkcji przewodniczącego, a sekcja 

powoli umierała. 

GTPS nie zrezygnował jednak całkowicie z zainteresowania 

sztuką filmu, radia i telewizji. Został współorganizatorem 

I  Ogólnopolskiego Festiwalu Filmów Fabularnych (7-14 

września 1974) – dziś znanego jako Festiwal Polskich Filmów 

Fabularnych w Gdyni (w tym roku 43. edycja) oraz Debiutów 

Filmowych 1970 i 1971. Ponadto odbywały się spotkania 

dyskusyjne między innymi z Januszem Morgensternem 

czy Jerzym Gruzą. 

Reaktywacja sekcji nastąpiła w 1979, kiedy Lucjan Boki-

niec powołał do życia Sekcję Filmu i TV. Do ważniejszych 

akcji w latach 1979 – 1982 należy zaliczyć przegląd filmów 

o sztuce  (1980) czy I Przegląd Filmów Dokumentalnych 

(1981). Działalność sekcji ostatecznie wygasła na przeło-

mie lat 80. i 90. 

Działalność filmowa trwała w Gdańskim Towarzystwie Przy-

jaciół Sztuki głównie dzięki zaangażowanym postaciom, 

ludziom, którzy mieli pomysły i chcieli je realizować bez 

względu na ograniczenia.

Marta Jaszewska1.	 Lucjan Bokiniec | fot. archiwum |

1.

G d a ń s k i e  T o w a r z y s t w o  P r z y j a c i ó ł  S z t u k i

Z kroniki gtps 
Sekcja Miłośników filmu, radia i telewizji
Marta Jaszewska
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W numerze 3/2018 „Autografu” omyłkowo

nie zamieściliśmy podpisu pod zdję ciem na stronie 48. 

Przedstawia Marię Rosner i Stefana Figlarowicza. 

Red.

gDaŃskie toWarzystWo 

PrzyjaciÓł sztUki

ogłasza 47. eDycjĘ konkUrsU 

PoMorska grafika rokU 2017

W konkursie mogą wziąć udział absolwenci kierun-
ków plastycznych oraz edukacji plastycznej wyż-
szych uczelni – studia jednolite i studia stacjonarne 
II stopnia (magisterskie) – oraz członkowie artystycz-
nych związków plastyków z terenów województwa 
pomorskiego, kujawsko-pomorskiego i zachodnio-
pomorskiego.

Uczestnik konkursu może nadesłać maksymalnie 
3 prace, nieuczestniczące wcześniej w konkursach 
i wystawach pokonkursowych, powstałe w 2017 roku. 

Od tej edycji prace przyjmujemy bez godła, sygnowane 
przez artystę.

Prace wraz z kartą zgłoszenia należy dostarczyć do 
16 listopada 2018 do biura GTPS: 

Gdańskie Towarzystwo Przyjaciół Sztuki
ul. Chlebnicka 2
80-830 Gdańsk

osobiście lub przesłać (decyduje data nadania).

karta zgłoszenia oraz 
regUlaMin konkUrsU 
DostĘPne sĄ na WWW.gtPs.art.Pl

Zapraszamy do polubienia profilu konkursu na 
Facebooku oraz do udostępnienia informacji 
o konkursie potencjalnie zainteresowanym osobom. 

Uroczysta gala przyznania nagród oraz wernisaż 
wystawy pokonkursowej odbędzie się 7 grudnia 
2018.

galeria PUnkt 
– lato 2018

Czerwiec | Stanisław Olesiejuk | „Obrazy”

Lipiec | Wojciech Sęczawa | „Rysunek i rzeźba”

Sierpień | Janusz Dembowski | „Oblicza”

Wrzesień | Mariusz Kulpa | „Wątki i kreacje”


