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***
Coraz mniej mnie w sobie
wypluwam słowa wdzięczności
tak mi lekko
ubywam i maleję
gaszę noc
wstydzę się umierać
więc
płynę z prądem pomiędzy porankiem a słowem
rozpuszczam się w pierwszych promieniach
słońca

Szał
Uniesiona pod niebiosa widzę w dole ciemne włosy
To jest diabeł
Z tą czupryną
Chcę jej dotknąć końcem stopy
Kapie słodka boża łaska między moje rude loki
Rozrzucone na poduszce
Są jak sztuka
Są jak obraz
Są jak portret mętnooki
Który przy Twej ciepłej szyi
Krzyczy: „Pożar” w ciemnym lesie
Dajcie wody
Dajcie śliny
Zanim ogień się rozniesie
Twoje usta rozchylone w naszym wspólnym niemym szale
Daj się wtulić w swoją grzywę
Daj się wtulić w nią kochanie

P O E Z J A

ZOFIA PIECZYŃSKA

MATYLDA KRZYWICKA

I NAGRODA

II NAGRODA

VII KONKURS O PĄK CZERWONEJ RÓŻY
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OLGIERD GOLAŃSKI

ALEKSANDRA SCHARNER

III NAGRODA

WYRÓŻNIENIE

Kołysanka Carewicza
Śpij spokojnie malutki
Już nie straszne nam
Kuli szelest
Bagnetów Brzdęk
Twoje oczka niewinne
Spokojnie leżysz na mamusi swej
Wtulony z uczuciem
W skroń postrzeloną
Śpij spokojnie skarbie
Ojciec dumny car cię obroni
Przed werblami armii Twej
Nabity na bagnety
Rozerwany
Twoja siostra
Słodka starsza siostrzyczka
Uduszona
Z lekko odchyloną głową w przód
Krwawiąca
A Ty mój mały Carewiczu
Widzisz cynobry swoich żył
Widzisz jak bagnety wchodzą w ciało twe
Niewinny Carewiczu
Nie bój już się
Jesteś już z rodziną 
W zimnym
Robaczywym
Grobie

Do kwadratu!
Zgrzytnęły wrót kraty
Tnąc trawnik przystrzyżony
Za mną szare mury
W przedzie mgliste myśli

Bruk w szarościach ginie
W zieleń sunę z wolna
Wolność dudni w uszach
Wolna

Bure Brdy nurty
I wiślane słupy napięcia
Szarość spływa iskrami
Od ujścia do źródła płynięcia

W przedzie mgliste myśli
Za mną szare mury
Wpław, łodzią, czy nawet pomostem
Pokonam wszelkie bzdury

Albo, zamiast pomostu,
Odrobię tę matmę po prostu...

P O E Z J AVII KONKURS O PĄK CZERWONEJ RÓŻY
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VII KONKURS O PĄK CZERWONEJ RÓŻY
WOJCIECH BOROS P O E Z J A

MŁODZI I WIERSZ

Siódmy Konkurs o Nagrodę Pąka Czerwonej Róży za 

nami. Uroczyste wręczenie nagród odbyło się 28 czerwca 

2019 roku w Sali Wielkiej Wety Ratusza Głównomiejskiego 

w Gdańsku, podczas jubileuszowej gali z okazji 60. edycji 

Ogólnopolskiego Konkursu Poetyckiego o Nagrodę „Czer-

wonej Róży”. Tegorocznymi laureatkami oraz laureatem 

konkursu dla młodych gdańszczanek i gdańszczan (w tur-

nieju mogą brać udział ludzie do 21. roku życia zamieszku-

jący Gdańsk) zostali: I Nagroda – Zofia Pieczyńska, godło 

„Jaskółka”, II Nagroda – Matylda Krzywicka, godło „Ger-

truda”, III Nagroda – Olgierd Golański, godło „Wojownik”, 

wyróżnienie – Aleksandra Scharner, godło „Faza rym”. 

Nagrody i wyróżnienie ufundowane przez Gdańskie Towa-

rzystwo Przyjaciół Sztuki przyznało jury w składzie: Joanna 

Lech, Tadeusz Dąbrowski i Wojciech Boros (przewodni-

czący).

Konkurs dla młodych mieszkańców grodu nad Motławą 

ma na celu popularyzację literatury w ich przedziale wie-

kowym. Liczymy także na to, że część z nich – w dorosłym 

życiu – właśnie poezją się zajmie. Bardzo nas cieszy, gdy 

niektóre z nazwisk pojawiają się w nim po raz kolejny. Tak 

jest chociażby w przypadku Zofii Pieczyńskiej, która była 

nagrodzona w szóstej edycji „Pąka” a w tym roku sięgnęła 

po najwyższy laur w swojej kategorii wiekowej. To świadczy 

o tym, że konkurs nasz staje się istotnym punktem w ich, 

dopiero co rodzącym się, poetyckim portfolio. Wrażliwość, 

dająca się ująć w słowa, a co za tym idzie – linijki wiersza 

– staje się coraz rzadszym diamentem w naszym codzien-

nym, zalatanym życiu. Tym bardziej należy z uwagą czytać 

to, o czym w swoich lirykach opowiadają nam młodzi ludzie, 

bo to ich doświadczenie i wyobraźnia staną się budulcem 

przyszłych tekstów, które będziemy czytać za dziesięć czy 

dwadzieścia lat. Być może część nich z pisania zrezygnuje, 

a inni właśnie w tej chwili zrozumieli, że znaleźli swoją 

Drogę. To się okaże już wkrótce.

Poniżej macie Państwo możliwość zapoznania się z wybra-

nymi wierszami, nagrodzonymi w konkursie. Kto wie, może 

któryś z nich przypadnie Wam do gustu? Życzymy emo-

cjonującej lektury!

WOJCIECH BOROS

Włodzimierz Cygan Nie-Pełnia | tkanina, φ 173 i 160 cm, 2010 |
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S Z T U K A

NOMUS. Kolekcja w budowie
MAŁGORZATA ŻERWE ROZMAWIA 
Z ANETĄ SZYŁAK I MAŁGORZATĄ TARASZKIEWICZ-ZWOLICKĄ

Wystawa „NOMUS. Kolekcja w budowie” w Zielonej Bramie, 

Oddziale Muzeum Narodowego w Gdańsku jest pierwszą 

prezentacją prac zakupionych do kolekcji powstającego 

w Gdańsku Nowego Muzeum Sztuki. 

Kuratorkami wystawy są: Aneta Szyłak, pełnomocniczka 

NOMUSA i kierująca Gdańską Galerią Fotografii Małgorzata 

Taraszkiewicz-Zwolicka

Aneta Szyłak Wystawa ma charakter przeglądowy, jednak 

została zaaranżowana w taki sposób, aby dzieła korespon-

dowały ze sobą i pokazywały sposób myślenia, jaki nam 

przyświeca w tworzeniu zbiorów NOMUS. 

Małgorzata Taraszkiewicz-Zwolicka Kierujemy się otwar-

ciem na „innego”, akcentowaniem roli kobiet w praktykach 

awangardowych i postawangardowych, zaznaczeniem 

roli fotografii dokumentalnej w kreowaniu rzeczywistości 

i tworzeniu obrazu sztuki.

Zwiedzanie wystawy rozpoczynamy od pierwszego piętra 

Zielonej Bramy. W głębi sali, na wprost wejścia, kuratorki 

wyeksponowały pracę Anny Królikiewicz. Monumentalna 

tkanina z perspektywy kilkudziesięciu metrów wygląda 

jak egzotyczny batik.

AS Praca Anny Królikiewicz reprezentuje wątki związane ze 

Stocznią Gdańską. Nosi tytuł Części proste i jest przykładem 

wyjścia poza prezentacje figury robotnika czy etosu pracy 

i działań związanych z Solidarnością. Praca czerpie z mate-

Nowej instytucji w budowie nadajemy nazwę NOMUS – Nowe Muzeum Sztuki. Fone-

tycznie bliską greckiemu słowu NOMOS oznaczającemu prawo, w tym prawo społeczne 

i ład wspólnoty, zaś w tradycji egipskiej – jednostkę podziału terytorialnego. Sięgamy 

więc po nasze prawo, prawo lokalne, do napisania własnej historii sztuki – od nowa. 

Nie dążymy do tego, by nasze muzeum było podobne do innych i reprodukowało kano-

niczny obraz sztuki. Szukamy tego co specyficzne i wyjątkowe. Tego co było i jest moż-

liwe. Co jest pilne i ważne w kontekście naszego miasta i regionu. W kontekście wartości, 

jakie wyznajemy – wolności twórczej, wolności ekspresji, wolności badań naukowych. 

Z manifestu NOMUSA autorstwa Anety Szyłak

1.	 Aneta Szyłak | fot. Małgorzata Misha Szura Piwnik |

2.	 Małgorzata Taraszkiewicz-Zwolicka | fot. archiwum |

rii stoczniowej, płótno jest stemplowane narzędziami, 

które oddały rdzę tkaninie. Towarzyszy jej rodzaj tajem-

nicy – notes artystki, niedostępny widzowi, bo zawinięty 

w tobołek furoshiki. Jest jednak dostępny badaczom sztuki 

artystki, zapiski opowiadają proces powstawania dzieła.

1.
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Kolekcja odnosi się do wartości z którymi utożsamia się 

miasto Gdańsk: otwartość, równość, solidarność społeczna, 

wolność. Zaczynamy ekspozycję pracami pokazującymi 

wykorzenienie z własnej kultury i część uniwersalnego 

doświadczenia kulturowego czy politycznego ludzi na 

całym świecie.

Rydwan Joanny Rajkowskiej przybliża postaci emigrantów, 

którzy przybyli do Londynu z Bliskiego Wschodu, osób 

postrzeganych w sposób negatywny, demonizowanych, 

odczłowieczanych. Znamy to chociażby z narracji poli-

tycznych w obecnej Polsce. Samego obiektu nie ma na 

wystawie, bo jest zbyt duży, ale pokazujemy dokumenta-

cję powstawania pracy i interakcje z przybyszami: bawiły 

się tam dzieci, dorośli pisali po arabsku nazwy ulubio-

nych klubów piłkarskich, nazwy państw i miast, z których 

pochodzą albo deklaracje polityczne, hasła jak „Wolność 

dla Palestyny”. Praca pokazuje, że wykorzenienie, funk-

Światowej z terenów, które potem nazwano Ziemiami 

Odzyskanymi. Obok mamy wielką instalację z drzwi pozy-

skanych przez artystkę z domów kiedyś niemieckich. Drzwi 

są nabite na ostre stalowe piki.

MT-Z W pracy chodzi o przemoc zadaną domowi, przy-

musowe opuszczenie domu i pozostawienie dziedzictwa, 

które jest dla innych zdobyczą. W warstwie dokumentalnej, 

przeciwnie niż powojenna propaganda ukazująca bogatych 

Niemców opuszczających te ziemie z uśmiechem na ustach, 

Nieznalska pokazuje tragiczny los wypędzanych ludzi. 

AS Nad głowami mamy wyplecioną ze sznurka pracę 

Agnieszki Kalinowskiej WELCOME. Jej pierwszy pokaz miał 

miejsce kilka lat temu na przygranicznych obszarach Austrii, 

która odmówiła przyjmowania uchodźców z południa.

MT-Z Obok tryptyk wideo zrealizowany przez Annę Wit-

kowską i Adama Witkowskiego. Pierwsza z prac dotyczy 

miasta i samotności w mieście. Kolejna, Przeszłość pokazuje 

obraz stoczni i miejsc, których już nie ma lub wyglądają 

inaczej. To powolny zapis życia i bycia w stoczni. Przemysł, 

który zwykle degraduje przyrodę, zaczyna żyć w symbiozie 

z naturą, chaszcze porastają konstrukcje, butelka po wódce 

dryfuje w basenie stoczniowym. Trzecia z prac została zre-

alizowana w Bytomiu, nosi tytuł Pierwszy, jedyny, najlepszy. 

Pokazuje strukturę miasta, które być może nie należy obec-

nie do najurodziwszych, ale ma w sobie miejsca warte rewi-

talizacji. Należy do Ziem Odzyskanych, wymieniło tkankę 

narodowościową – Niemcy wyjechali, Polacy osiedlili się.

Kolejną pracą o stoczni jest Piosenka przy pracy zrealizowana 

przez fotografkę Zorkę Wolny i reżyserkę dźwięku Annę 

Szwajgier – rejestracja performance, w którym robotnicy 

wykonują proste prace – spawanie, kucie, piłowanie etc.

AS Prace duetu Alicja Karska i Aleksandra Went Miastopro-

jekt i Młyniska są ściśle związane z terenami stoczniowymi. 

W tej pierwszej, zrealizowanej 10 lat temu, na zdjęciu 

makieta z kostek cukru topi się w kałuży, przyszłość tych 

obszarów jest niewiadoma. Młyniska – dyptyk wideo poka-

zuje dwa światy – budynek otoczony bukolicznym wręcz 

ogrodem i brutalnie wkraczający weń przemysł.

MT-Z Idąc tym stoczniowym tropem: praca Michała Szlagi 

Stocznia. Dokument straty jest reprezentowana tylko we 

fragmencie. Na wystawie mamy kilkanaście fotografii i film. 

To stocznia, której już nie ma, jak na przykład Willa Dyrek-

cjonowanie w innej kulturze to także obszar nieustającej 

tęsknoty. Za tym co utracone i do czego powrotu z różnych 

względów nie ma.

Małgorzata Żerwe To jest bliskie myśleniu Doroty Nieznal-

skiej w eksponowanej naprzeciwko pracy Heimatvertriebene. 

AS Czyli Wypędzone z ziem ojczystych. Praca składa się 

z wideo, które pokazuje wypędzenia Niemców po II Wojnie 

2.
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tora zburzona na potrzeby budowy drogi, która mogła 

ominąć ten zabytkowy budynek. Szlaga dokumentował 

procesy wyburzania kolejnych budynków, fotografował 

też ludzi i ich miejsca pracy. Obecność tych prac w naszej 

kolekcji bardzo nas cieszy, bo to najlepsze miejsce do ich 

prezentacji.

Ważne są dla nas prace byłych członków legendarnego 

CUKTu – Centralnego Urzędu Kultury Technicznej – Piotra 

Wyrzykowskiego wieloobiektowa instalacja Przeżyją tylko 

ci, którzy to zaplanowali, swoista instrukcja przygotowania 

sobie miejsca w momencie zagrożenia. Praca wideo Jacka 

Niegody Nie męcz się to performance dokamerowy – tre-

ning przygotowujący do skoku przez płot. Nawiązuje do 

legendarnego skoku Lecha Wałęsy przez stoczniowy płot.

AS Wyeksponowałyśmy na środku sali rzeźbę Zuzanny 

Janin Shame. Jest to kula zrobiona ze smoły i pierza. Koja-

rzy się z tradycyjną karą wypędzenia ze wspólnoty osoby 

okrytej niesławą czyli czymś, czego się trudno pozbyć, co 

się przykleja do człowieka. Takim pręgierzem jest obecnie 

Internet, miejsce nienawiści, które eskaluje negatywne 

emocje. Shame odnosi się nie tylko do Internetu, ale do 

mediów w ogóle.

Ważne jest wypełnianie istotnych braków w zasobach 

muzealnych obiektów i dokumentacji sztuki z lat 80. i 90. 

XX stulecia, niezwykle ważnego z powodu politycznego 

fermentu i transformacji społecznej okresu w historii sztuki 

w Trójmieście. Pierwsze zakupy sztuki lat 80. – grafika i pla-

katy Sławomira Witkowskiego wyznaczają ten właśnie 

kierunek. Witkowski między innymi projektował okładki 

niezależnego anarchistycznego pisma „Mać Pariadka”, 

ten nurt sztuki ekspresjonistycznej bardzo nas interesuje.

Przemieszczamy się na drugie piętro Zielonej Bramy. 

MZ-T Zaczynamy wątkiem systemowym. Elvin Flamingo 

czyli Jarosław Czarnecki zajmuje się głownie bio-artem 

i pracami procesualnymi. Mamy w kolekcji fotografie z cyklu 

„Symbiotyczność tworzenia”, przedstawiające inkubatory, 

gdzie toczyło się życie kolonii mrówek, którymi opiekował 

się artysta, obserwując i filmując ich zachowania. Posiadamy 

też rysunki zainspirowane tym projektem, a wykonane 

w szpitalu, stąd nazwa cyklu „Dziennik szpitalny”. Skrupu-

latnie odtworzone przestrzenie, inżynierskie konstrukcje 

w charakterze science fiction, ale też nawiązujące do natury, 

czasem przypominają mapy katastralne. Te rysunki to nowa 

jakość w twórczości artysty. 

Tutaj mamy wideo Hanny Nowickiej Lamella. O tej pracy 

Aneta pisała tekst do monografii artystki.

3.
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dramatyczny sposób, zadając sobie rany układające się na 

kształt naszyjnika z kropel krwi. W słuchawkach brzmi towa-

rzysząca temu działaniu podniosła wagnerowska muzyka.

AS Praca wideo Katarzyny Swinarskiej jest dla mnie odkry-

ciem zupełnie nowej twarzy tej artystki, znanej dotąd jako 

malarka. Tutaj występuje w roli aktorskiej, improwizując do 

kamery, wciela się w rolę Olgi Boznańskiej. Odnosi się do 

anegdoty, która mówi, że Zofia Stryjeńska, zdeklarowana 

modernistka, podśmiewała się z Boznańskiej, że ta chodzi 

w staroświeckich sukniach. Swinarska w imieniu Boznań-

skiej odpowiada Stryjeńskiej, czym dla niej, dla jej ciała 

i obecności w pracowni jest ta suknia. Ten performance jest 

pełen złości, artystka domaga się prawa do stanowienia 

o własnym wizerunku. Swinarską w XIX-wiecznym wnę-

trzu otaczają jej własne obrazy, ale w filmie pojawiają się 

archiwalne zdjęcia Boznańskiej oraz zdjęcia obu artystek 

z własnymi pieskami. Tożsamości się przenikają, stąd tytuł 

pracy Dygresyjna tożsamość.

Drugie ważne odkrycie ostatnich lat to rysunki Anny Orba-

czewskiej. Są na przeciwstawnym biegunie niż jej obrazy 

z pięknym pejzażami i postaciami, z ukrytą tajemnicą. Tutaj 

tajemnica zostaje brutalnie odkryta – poczucie zniewolenia, 

zapętlenia, niemożności wyjścia z sytuacji, konieczności 

dopasowywania do norm i standardów. 

MT-Z W pracy wideo Świeże wiśnie Anna Baumgart zajęła 

się tematem przez lata skrywanym – niewolnic seksualnych 

w czasach II wojny światowej. Więźniarki doświadczyły 

podwójnej opresji. Artystka wykorzystała wątek ustawień 

Hellingera, metody psychoterapeutycznej mającej na celu 

wyzwolenie od traum. Aktorka Klara Bielawka wciela się 

w rolę ofiary, która nie jest w stanie opowiedzieć swojej 

bolesnej historii. W filmie występuje między innymi Joanna 

Ostrowska, autorka książki o burdelach w obozach koncen-

tracyjnych. Ten temat jest nadal przemilczany. 

Obraz Beaty Ewy Białeckiej Beauty&Hope, jak często w twór-

czości tej malarki podejmuje wątek kobiecości i macierzyń-

stwa oraz życiowych wyborów.

AS Pokazujemy rzeźbę Julity Wójcik, specyficzny model 

architektoniczny wykonany ze sznurka na szydełku. Naj-

bardziej znaną z tego cyklu pracą jest Falowiec, obecnie 

AS Zatytułowałam go Napięcie powierzchniowe. Zauważy-

łam, że kwestia powierzchni jest niesłychanie ważna w twór-

czości Hanny Nowickiej. Lamella to rodzaj błony, która nas 

oddziela od świata. Dla mnie to praca o postrzeganiu. Mamy 

tutaj powierzchnię wody, na której są pyłki i paprochy, 

włosy, martwe owady, od czasu do czasu z wody wynurza 

się ludzka postać, która próbuje zaczerpnąć powietrza. 

W subtelny sposób praca opowiada jak postrzegać świat, 

w którym funkcjonujemy.

MT-Z Praca Lamella należy do kategorii „Ciało”, prac mówią-

cych o tożsamości cielesnej. 

W kolażach fotograficznych Patrycji Orzechowskiej z cyklu 

„Kinderturnen” czyli gimnastyka dla dzieci pokazany jest 

pewien rodzaj opresji wywołanej treningiem, swoistą tre-

surą. Bardzo precyzyjne, manualnie wycinane postacie 

umieszczone w ornamentyce. Patrycja Orzechowska jest 

też graficzką-projektantką i w jej pracach często pojawiają 

się elementy typograficzne.

Tutaj mamy pracę malarską Magdy Bielesz i towarzyszący 

jej obiekt. Dotyczą cielesności i zmian zachodzących 

w ciele. Artystka malowała ten autoportret z piłką, kiedy 

była w ciąży.

Ciała i cielesności dotyczy praca Bogny Burskiej Małgorzata. 

To performance dokamerowy – kobieta zdobi ciało w dość 

3, 4. Dorota Nieznalska Heimatvertriebene 

| fot. Maja Bieńkowska  |

4.
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MT-Z Zakupiliśmy duży zbiór prac fotograficznych Jerzego 

Wierzbickiego „Suburbia”. Cykl był realizowany w Gdańsku 

od 1995 do 2004 roku w stoczni i na peryferiach. Szczegól-

nie stocznia, fotografowana zupełnie inaczej niż u Michała 

Szlagi, jest dla nas cennym dokumentem. 

AS Jedną z prac, które zakupiliśmy do kolekcji NOMUSA 

jest neon Elżbiety Jabłońskiej Nowe życie znaleziony przez 

artystkę w jednej z podupadających spółdzielni rolniczych 

na północy Polski. Neon umieściliśmy na remontowa-

nym budynku przyszłego NOMUSA przy ul. Jaracza, świeci 

w nocy. Na wystawie prezentujemy film, który podaro-

wała nam artystka, dokumentujący podróż neonu barką 

do Berlina na wystawę prac nagrodzonych w konkursie 

Deutsche Bank.

MŻ Nowe życie ma w sobie optymistyczny wydźwięk, nato-

miast druga z prac prezentowanych w przestrzeni publicz-

nej ewidentnie woła o pomoc.

AS Tak, to praca SOS Jerzego Bohdana Szumczyka.

MT-Z Obiekt SOS powstał z recyklingu materiałów i narzędzi 

używanych w stoczni. Każda z liter jest odrębną wielkofor-

matową literą. Tymczasowo stoją przed gmachem głównym 

Muzeum Narodowego przy Toruńskiej.

Wystawa „NOMUS. Kolekcja w budowie” jest prezento-

wana w Oddziale Muzeum Narodowego Zielona Brama do  

13 października 2019 roku.

PRZYGOTOWAŁA MAŁGORZATA ŻERWE

5. Julita Wójcik Przedszkole | fot. Maja Bieńkowska |

6. Zuzanna Janin Shame. W tle praca Anny Królikiewicz 

Ślady proste | fot. Maja Bieńkowska |

w zbiorach warszawskiej Zachęty, a my zakupiliśmy Przed-

szkole. Rzeczywisty budynek przedszkola i szkoły znajduje 

się na gdańskiej Morenie. Czasem trafiają na wystawę osoby, 

które tam uczęszczały albo posyłają tam swoje dzieci.

6.

5.
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P O E Z J A

. . . o t o 
r e s z t a  d r o b n y m i :

SZCZĘŚLIWY WYPADEK 
NA DRODZE NR…

Onegdaj zdarzył się nam

przy drodze krajowej nr 113

Tuluza – Carcasonne (kraj Katarów)

szczęśliwy wypadek. 

Wstąpiliśmy do garncarza. 

Warsztat stareńki jak stworzenie.

Podziwiamy, cmokamy. Artysta

z szarmem i zamaszyście ciska na wirujące koło

kawał gliny. I…

Bryła klaps, na kamienną posadzkę.

Przez sekundę skonfudowany:

– Glina ze zbyt wielką domieszką złośliwości 

– wyjaśnia demiurg. – Zdarza się…

Tak czy owak – naczynie wybawione od stwórcy.

Mistrz w słonecznej masce przy pożegnaniu.

Zdzieram mu pierwszą skórę z fizys:

śmiech wilkołaka, w zębach włókna mięsa

niemowlęcia.

U JÓZIA OZDROWIEŃCA
Obiecał matce: nie umrę

bo mam 33 lata.

I cofnął nogę, którą był tam.

Wybudzony.

Nawiedziliśmy ozdrowieńca.

Ma sporo planów – słyszymy.

Za tydzień-dwa długi, wiosenny spacer.

Na półwieczną spłatę weźmie korzystny kredyt.

Wiosną ruszy z budową domu.

No i wreszcie odda koguta…

???

– Tego, którego sąsiadowi nie zdążył zwrócić Sokrates.

Rozejrzeliśmy się po klitce.

– A te fiolki, pigułeczki w siedmiu kolorach,

stos aptekarskich fiszek?.. To mój patron

zaciera ślady cudu – wyjaśnił Józio,

którego – pełnego pogody –

mieliśmy chować w pogodnym miesiącu maju.

BOGDAN JUSTYNOWICZ
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WIERCĘ SIĘ
Wyściełany aksamitem

na szklanej stłuczce wczorajszego pogromu

sen, w którym zamierzałem przechować się do jutra

odbiegł – jak przybiegł.

Berek…

I znów czuję że żyję.

Niemiłe.

Słyszę buczki na redzie Nowego Portu

z odległości pół wieku,

w domu matki.

Widzę was pochowani. 

Za cienką ścianą.

A ja obrócony do ściany…

Wciąż w chowanego? – dosyć, raczej powiedzcie

jak rozróżnić dwie różne pory:

„teraz”

 i

„w godzinę …” – Po cieniach dzwonów?

Czy zatopi mnie wreszcie noc:

N – jak azot, O – jak tlen, C – jak węgiel? –pytam.

Odwrócony od ściany, 

tonę, tonę -

utonąć nie mogę. 

Irytujące.

Rozważam: czy warto zapalać lampę

żeby wyładować na papierową wyspę

dwa-trzy pomyślątka?

Wiercę się.

I tak trudno zadysponować

złożenie ciała.

WYCISKACZ ŁEZ
Zbawiony od przyszłości!

Relaks. Ot, majsterkuję sobie.

Z gramatyką.

Z tej potężnej jak agregat drukarski maszyny

wymontowałem

przydatną mi część mowy.

Czasownik.    

Dłubię w tej mechanicznej cebuli.

Czas przeszły.

Bawmy się dalej: rozkładam go skupiony

na koniugacje, strony, tryby –

z wysiłkiem, który trwale przemieścił mi oczy na ciemię. 

Zgarnąłem elementy.

Skleciłem.

Działa.

Niezbędnik.

Maszynka.

Uniwersalny wyciskacz łez

z winnic, które minąłem,

z klamek, których dotknąłem,

z cudu, który przyjąłem

i nie pojąłem.

 

P
O

E
Z

J
A
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SKOCZYMY DO MIETKA
Prądem rynsztoków mętnych

zniesion w portu stronę, do kolebki.

Do mojej.

Gdy nagle pochwyciła mnie dłoń holownika:

przerdzewiały, z serii 56

ostatni młody poeta gdański.

(O lata 60-te, o czasie piękny

kiedy nikt nie umierał!...)

Zdryfowało nas do Oliwy –

wypłynęła na powierzchnię zatoki zielona, parkowa

jak przed półwiekiem.

…Kręckiego 3, parter.

– Skoczymy do Mietka?

– Jeszcze nie dziś.

– Ileż to? Dwanaście, piętnaście lat?

– Umarł poeta.

– I nadal jest umarły.

– To jeszcze po kropelce paliwa i wpław!

Przez pustynię Gdańska, komicznie

skacząc przez lastrikowe pryzmy

i piaszczyste kopczyki.

Z ŻYCIA WZIĘTE
Dzięki.

To wszystko.

A teraz k… ja!

– A to drżenie i lęk?

– To jeszcze z życia wzięte.

ANULOWANO – Patrz poprzedni/powyżej zapis 

P O E Z J A

BOGDAN JUSTYNOWICZ
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T E A T R
SUBSTANCJA NASZEJ EPOKI
EWA NAWROCKA

23. FESTIWAL SZEKSPIROWSKI W GDAŃSKU 

Co roku zadajemy sobie pytanie lub zadają nam je inni: po 

co po kilka razy chodzimy do teatru na znane nam sztuki 

i to w różnym wykonaniu? Co roku odpowiadamy podob-

nie słowami mistrza ze Stratfordu, że przedstawienia tea-

tralne to „pełna treści kronika naszych czasów”. W Hamlecie 

Szekspira wykorzystującego z niezwykłą pomysłowością 

chwyt „teatru w teatrze” nie tylko mówi się o roli teatru, ale 

i pokazuje jego niezwykłą moc. To szczególne zwierciadło 

natury, lustro odbijające i demaskujące tyleż uniwersalne 

cechy człowieka, co jego indywidualne, niepowtarzalne 

oblicze. Teatr uświadamia cnocie i hańbie ich własne rysy. 

Ma funkcje terapeutyczne, porusza i demaskuje winowajcę, 

wstrząsa jego sumieniem, zdziera z niego maskę i obnaża 

pozór. Może to dotyczyć także widza, który odsłania sam 

przed sobą kontrowersyjne poglądy, dwuznaczne postawy, 

wstydliwe działania. Teatr wreszcie nadaje formę substancji 

każdej epoki, w której tworzy i którą komentuje. 

Co jest substancją naszej epoki? Jakie jej oblicze odbija się 

w zwierciadle teatralnego Szekspira w roku 2018 i 2019? 

Odpowiedź na te pytania sugeruje mozaikowa struktura 

festiwalowego repertuaru i kolażowa, wariacyjna struktura 

przedstawień, zwłaszcza w bardzo interesującym nurcie 

OFF (12 spektakli).

1.
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SUBSTANCJA NASZEJ EPOKI
Wśród 12 tytułów w nurcie głównym zobaczyliśmy wło-

skiego, baletowego Makbeta; poznańskiego Hamleta Mai 

Kleczewskiej, zaprezentowanego w gotyckim wnętrzu 

kościoła św. Jana na Starym Mieście, w dodatku jakby ople-

cionego licznymi wariacjami wokół Hamleta teatrów offo-

wych; zdobywcę nagrody Złotego Yorika Kupca weneckiego 

ze Słupska w reżyserii Szymona Kaczmarka i jego offowe, 

przejmujące echo Nienawiść w wykonaniu Teatru Bakałarz; 

chorwackiego Tytusa Andronikusa; przywiezioną z Berlina 

składankę z rzymskich dramatów Szekspira: Koriolan, Juliusz 

Cezar, Antoniusz i Kleopatra, pod tytułem Rzym, armeńskie 

przedstawienie Romeo i Julia, lubelski Wieczór Trzech Króli.

Szekspirowski repertuar wzbogaciły i urozmaiciły przedsta-

wienia sztuk innych autorów korespondujących czasowo 

lub tematycznie z dziełami autora Hamleta. To Wujaszek 

Maroje. Reaktywacja „chorwackiego Szekspira” Marina Drži-

cia i Rycerz ognistego pieprzu Francisa Beaumonta z epoki 

Szekspira; współczesna sztuka Stopparda Rosenkrantz i Guil-

denstern nie żyją (reżyseria Węgra Tapasztô Ernô). Festiwal 

otworzyło przedstawienie Teatru „Wybrzeże” Jak wam się 

podoba w reżyserii Krystyny Jandy i urozmaicił muzycznie 

koncert brytyjskiego zespołu The Tiger Lillies.

Współczesne teatralne czytanie Szekspira skupiło się wokół 

kilku wiodących tematów/problemów, które nie wybrzmie-

wają osobno, w izolacji, ale wiążą się ze sobą, nakładają na 

siebie, dopełniają i komentują wzajemnie w wielogłosowej 

opowieści.

Najważniejszy wydaje się wieloaspektowo potraktowany 

problem c z ł o w i e k a  w o b e c  w ł a d z y , jej zdobycia 

i utrzymania. Śledzimy rozważania o narzędziach władzy, 

1.	 Teatr Polski w Poznaniu, Hamlet, reż. Maja Kleczewska 

| fot. Dawid Linkowski |

2.	 Deutsches Theater Berlin, Rzym, reż. Karin Henkel  

| fot. materiały festiwalu |

2.
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środkach jej sprawowania, ale też obserwujemy zawieszenie 

etyki w przestrzeni władzy.

Szczegółowe ujęcie problemu władzy to zagadnienie 

d e m o k r a c j i , jej zasad we współczesnym świecie, szans 

funkcjonowania, a także zagrożenia z perspektywy jedno-

stek i zbiorowości. Wyrazisty tego obraz stanowił niemiecki 

Koriolan demonstrujący ambiwalentną postawę tytuło-

wego bohatera wobec ludu, przez którą zostaje wygnany 

z Rzymu, mimo że go ocalił. Jeszcze ostrzejszą postać 

konfliktu między ludem, obrońcą i strażnikiem demokracji 

a gwałcicielem demokratycznych reguł istnienia republiki, 

zdrajcą ludu, owładniętym pokusą władzy absolutnej, 

opanowanym ambicją jedynowładztwa jest Juliusz Cezar, 

zamordowany za zdradę ludu, w imię obrony republiki. 

W berlińskim przedstawieniu Marek Antoniusz w słynnej 

mowie obrończej rezygnuje z emocjonalnych efektów 

i retorycznych chwytów, ale i tak okazuje się mistrzem 

demagogii i demaskatorem złudzeń demokracji. Mnie 

bardzo widowiskowy spektakl Rzym w reżyserii Karin Henkel 

z Deutsches Theater podobał się wyjątkowo. Zręcznie 

wybrano i połączono ze sobą fragmenty trzech rzymskich 

dramatów Szekspira. Świetny, bardzo współczesny przekład 

z niemieckiego na polski Moniki Bławat przenosił widzów, 

3.	 Teatr Nowy im. Witkacego w Słupsku, Kupiec Wenecki, reż. 

Szymon Kaczmarek | fot. materiały festiwalu |

także polskich, w dzisiejsze światowe, również rodzime 

realia polityczne. Scena obrotowa Teatru Muzycznego 

w Gdyni pozwoliła uwypuklić walory pomysłowej i symbo-

licznej, aczkolwiek bardzo ascetycznej i umownej dekoracji 

(Thilo Reuther). Dwie ukośne płaszczyzny/wysokie ściany 

odwołują się z jednej strony do umownej przestrzeni sta-

rożytnego Rzymu, z drugiej umiejscowiają akcję w jakiejś 

współczesnej metropolii: Nowym Jorku, Berlinie, Rzymie 

czy w Warszawie z sylwetkami migocących światłami okien 

nocnych ścian drapaczy chmur, wieżowców, biurowców 

i hoteli. Aktorzy wyraziści, aczkolwiek powściągliwi w emo-

cjach, świetnie mówiący tekst, przekonujący w retorycznej 

argumentacji robili wrażenie artystycznym kunsztem.

 

Trzeci krąg problemów to k o n f r o n t a c j a  z  I n n y m , 

O b c y m , którym może być Żyd (Kupiec wenecki), kobieta 

− zarówno Żydówka, Egipcjanka (Kleopatra w Rzymie), 

reprezentantka barbarzyńców (Tamora w Tytusie Andro-

3.
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nikusie) jak i po prostu kobieta z racji swojej płci, nie tylko 

innej, ale z gruntu gorszej.

Wyraziście zaznaczona w wielu przedstawieniach per-

spektywa feministyczna i genderowa uwzględniała różne 

punkty widzenia: ofiary męskiej przemocy psychicznej 

i fizycznej. To brutalnie traktowana przez Lorenza Jessica 

w Kupcu weneckim, ekspresywnie grana przez Annę Koń-

czal. Starawa, lekceważona, poniewierana Ofelia (Teresa 

Kwiatkowska) w Hamlecie Mai Kleczewskiej, pogardzana 

i znienawidzona przez Rzymian Kleopatra w Antoniuszu 

i Kleopatrze. 

Z drugiej strony mogliśmy oglądać kobietę władczą, 

silną, dominującą, mająca przewagę nad mężczyznami, 

manipulującą nimi wręcz zbrodniczo jak piękna, ekscy-

tująca i bezwzględna Gertruda (Alona Szostak, Rosjanka) 

w poznańskim Hamlecie, jak okrutna, bezlitosna, mściwa 

i fascynująca kobiecą siłą i seksapilem Tamora (Katarina 

Bistrowič-Darwaš) w Tytusie Andronikusie. 

W pomysłowej i pięknej włoskiej baletowej wersji Makbeta 

Lady Makbet (Ina Broeckx) fascynuje nie tylko nadzwy-

czajną ekspresja ruchową i mimiczną, ale też bogactwem 

i różnorodnością działań będących oznakami czułości, 

miłości, troski, współczucia, ale i agresji, nienawiści, siły 

i dominacji. 

Piękna, energiczna, wystylizowana na Królewnę Śnieżkę 

w trumnie Ofelia (Aleksandra Gîtlan) w sztuce Stop-

parda zabija Klaudiusza, „topiąc” jego głowę w akwarium 

z czaszką, w którym wcześniej podtapiała tłustawego, 

rozlazłego Hamleta.

SzekspirOFF wzmacniał i eksponował te feministyczno-

genderowe akcenty w teatralnych ujęciach tych samych 

tekstów (Kupiec wenecki, Hamlet − tu akcent padał na Ofelię, 

Makbet). Ich bohaterki skonfrontowano z wieloma innymi 

kobiecymi postaciami z różnych dramatów Szekspira. To, co 

je łączy, to kobiecy wielogłos buntu przeciwko dominacji 

i przemocy mężczyzn i solidarność w oporze, w demon-

strowaniu kobiecej perspektywy, co zostało docenione 

przez jury nagradzające Szekspiry OFFowe.

Ponadto kobiety zagrały role męskie w Wieczorze Trzech 

Króli z Teatru im. Juliusza Osterwy w Lublinie. Odwrócono 

reguły obowiązujące w teatrze szekspirowskim (młodzi 

mężczyźni grali role kobiece). Rezultat okazał się bardzo 

zabawny i aktorsko udany. Zwłaszcza rola błazna Feste 

w wykonaniu znakomitej, najstarszej aktorki teatru lubel-

skiego świetnie mówiącej tekst i świetnie śpiewającej. Nina 

Skołuba-Uryga obdarzyła postać błazna głęboką mądro-

ścią, wprowadzając do tej niby błahej komedii ton powagi 

i szlachetnego serio.

Wreszcie uderzało widza świadome, celowe i wyraziste 

eksponowanie t e a t r a l n o ś c i  w różnych postaciach: prze-

strzeni teatru, architektury sceny, jej zaplecza, maszynerii 

jako elementu scenografii; sposobu gry, odejścia od iluzji, 

realizmu, naturalizmu. Ani na moment nie mogliśmy zapo-

mnieć, że jesteśmy w teatrze, a teatr jest fikcją, metaforą, 

umownością. Podkreślała to oszczędność formy, minima-

lizm środków artystycznych, „rezygnacja” z kostiumów, 

współczesne ubrania, sprzęty (krzesła, stoły), sznury.

Uderzyła mnie jeszcze jedna rzecz, pewnie nie nowa, ale 

w tym roku uświadomiłam ją sobie ze szczególną ostro-

ścią. To absolutna konieczność bardzo dobrej znajomości 

tekstów przedstawianych na scenie dramatów Szekspira 

i ich „literackich” sensów. Inscenizatorskie pomysły, reży-

serskie koncepcje, aktorskie inwencje wybrzmiewały 

pełnią znaczeń dopiero w konfrontacji z „macierzystą” 

strukturą i sensem tekstu literackiego. Dopiero wtedy 

mogliśmy uchwycić to, co nowe, inne, dodane albo ujęte 

i w tej odmienności znaczące. Największym wyzwaniem 

dla widza był z pewnością oryginalny i śmiały w pomysłach 

wielojęzyczny i wielokulturowy Hamlet Mai Kleczewskiej. 

Wykonawcy głównych ról mówią po polsku, ukraińsku, 

rosyjsku. Hamlet, bardzo wysoki, szczupły Ukrainiec (Roman 

Lutskyi) jest impulsywny, krzykliwy, gwałtowny i porywczy. 

Zarówno wobec Ofelii, Matki (brutalny gwałt?) jak i wysty-

lizowanego na Stephena Hawkinga Horacego (Michał 

Sikorski). Zwielokrotniony Fortynbras jest nieeuropejski, 

niesłowiański, kolorowy − Arab, Hindus, Murzyn. Wszyscy 

bardzo urodziwi, łagodni, wkraczają na pobojowisko, gdzie 

leżą trupy niedawnych władców i mieszkańców Elsynoru 

(Europa w Ruinie?)

Przedstawienie ujęto w klamrę zbiorowej melodeklamacji 

fragmentu Hamleta Maszyny Heinera Müllera. Obecność 

chóru i chóralnego śpiewu jak w oratorium nadaje przed-

stawieniu wzniosłość tragedii greckiej.

EWA NAWROCKA
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T E A T R
REFLEKTOREM PO SCENACH
ALINA KIETRYS

NA DARZE POMORZA W GDYNI 
– TANGO – NA PEŁNYM MORZU
Wydaje się, że pęd ku dramaturgii Sławomira Mrożka w pol-

skich teatrach przygasł. Głośno bywa wtedy, jeśli pojawia 

się taki spektakl jak Tango w Narodowym w Warszawie, 

które wyreżyserował Jarocki. Czyżby teatry dobrowolnie 

rezygnowały z Mrożka, bo się zestarzał, i treści z Policji, 

Indyka czy Rzeźni już tak nie nęcą? Jeszcze Emigranci i Tango 

cieszą się jakąś estymą. Dobre i to, bo wydaje się, że dzisiaj 

brak pomysłu na Mrożka. 

Z tym większą radością oglądałam Tango – Na Pełnym Morzu 

zrealizowane na żaglowcu „Dar Pomorza”. Teatr Miejski  

im. Gombrowicza w Gdyni udowodnił, że należy grać 

Mrożka, bo można go odczytywać w nowych kontekstach. 

I zrobił to reżyser Krzysztof Babicki, dyrektor artystyczny 

gdyńskiej sceny. 

Krytyka już nie raz pisała, że Tango można porównać z Wese-

lem. Tango błyszczy i dzisiaj, szczególnie, gdy reżyser wnikli-

wie potraktuje tekst Mrożka i jeszcze uzupełni go mądrze, 

ale bez modnych w polskim teatrze dopisków własnych. 

Babicki w tekst Tanga wprowadził komedię filozoficzną 

o trzech głodomorach na tratwie, czyli wcześniejszą jedno-

aktówkę Mrożka Na pełnym morzu. Ten pomysł, jak przyznał 

reżyser, podsunął mu kiedyś sam Mrożek. Mały (przenikliwy 

w interpretacji Dariusz Szymaniak, uwodzący widza swą 

bezradną uczciwością), Średni (Rafał Kowal – wyrazisty 

cwaniaczek) i Gruby (dosadny i bardzo dobrze prowadzący 

dialog Bogdan Smagacki) – to bohaterowie, którzy dryfują 

na morzu bez jedzenia, dyskutują zaś o tym, kogo z nich 

należy zjeść w pierwszej kolejności. W sporach ujawniają 

się różne „sprawiedliwe” tezy, a najbardziej nękany będzie 

– rzecz jasna – Mały. Na szczęście pojawi się niespodziewa-

nie Listonoszka (Beata Buczek-Żarnecka, dobrze obsadzona 

w epizodach) i może to ona zostanie ofiarą? 

Jaka jest ta gdyńska realizacja Tanga – Na pełnym morzu? 

Precyzyjna. Łączy stare i nowe w tragikomicznym popląta-

1.
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Sędrowskiego, to przystojny, pewny siebie chamowaty 

osiłek, który z przebiegłością prostaka potrafi zawładnąć 

tą „niepoukładaną” rodziną. 

Tango – Na pełnym morzu to dobry spektakl z dobrą 

obsadą. Po Bankiecie Gombrowicza w reżyserii Tadeusza 

Bradeckiego Teatr Miejski w Gdyni udowadnia spektaklem 

Mrożka, że stać go na ciekawą formę i jej dobrą artystyczną 

realizację. 

W TEATRZE WYBRZEŻE ŚMIERĆ 
KOMIWOJAŻERA I PAN SCHUSTER 
KUPUJE ULICĘ
Teatr Wybrzeże po raz drugi sięgnął po tekst Arthura Millera. 

Przed 27 laty Śmierć komiwojażera reżyserował w Gdańsku 

Feliks Falk. Teraz z innej perspektywy i w innej estetyce 

odczytał dramat Radek Stępień, reżyser bardzo młodego 

pokolenia, absolwent UJ i Akademii Teatralnej w Krakowie, 

uhonorowany niedawno nagrodą im. Leona Schillera. Stę-

pień ma w tym spektaklu dwóch aktorów z poprzedniej 

realizacji – synów Willy’ego Lomana: Biffa grał Mirosław 

Baka, a Happy’ego Jarosław Tyrański. W nowej wersji mają 

inne zadania. 

Baka, dość rzadko oglądany ostatnio, gra z wielką klasą. 

Willy Loman w jego interpretacji to przegrywający życie 

niu. Jest przypowieścią i tragikomedią. Rodzina u Mrożka: 

Babcia, Stomil, Eleonora, Wujek Eugeniusz i wreszcie Ala 

i Artur to odwołanie do polskiego społeczeństwa. W Tangu, 

wbrew przyjętym schematom, „awangardowi” są starzy, 

z którymi walczy zarozumiały Artur, dwudziestopięcioletni 

konserwatysta. Drażni go beztroska i szyderstwa lewicują-

cego Stomila, jego ojca. W tej roli dosadnie naiwny Grze-

gorz Wolf. Narasta konflikt starych z młodym, podjudza 

wuj Eugeniusz rozkochany w przeszłości. Babcia maszeruje 

na katafalk. A Artur z narzeczoną i matką Eleonorą i tak 

zostaną stłamszeni przez bezideowego, chamowatego 

Edka. Tango wuja Eugeniusza z Edkiem poraża. Babicki 

bardzo dobrze w tym spektaklu czyta Mrożka i za Janem 

Błońskim, wybitnym znawcą twórczości autora Emigran-

tów – sugeruje widzom, że nasze ciała żyją w wieku XXI, 

a dusze niestety w XIX . Panicznie boimy się wszystkiego, co 

łamie utarte schematy, burzy konwencjonalne porządki. To 

swoiste opóźnienie, nieumiejętność godzenia się z innoś-

cią i postępem. I z nowym, i ze starym nam nie po drodze. 

Krzysztof Babicki precyzyjnie poprowadził bohaterów dra-

matu. Nie pozwolił na szarżę, trzymał w cuglach parodię, 

ironię, surrealistyczny dowcip. Dlatego wynikająca z tego 

spektaklu aktualna absurdalność egzystencji jest taka 

przenikliwa, gorzka, śmieszna, ale i zarazem złowroga, bo 

chamstwo Edka uderzy we wszystkich. 

Przestrzeń pod pokładem Daru Pomorza – ciasnota i bli-

skość – została dobrze wykorzystane przez Marka Brauna. 

Scenograf znalazł miejsce i na katafalk i na duży stół, na 

którym siedzą niby kury na grzędzie bohaterowie Na 

pełnym morzu, albo przy którym dy\skutują zawzięcie Artur 

z Wujem. Muzyka Marka Kuczyńskiego ilustruje napięcia, 

świetna w finale, po prostu podprowadza zmieniające się 

nastroje. Kuczyński od lat pracuje z Babickim i widać, że 

czytają teksty podobnie, a muzyka dopełnia sceniczną 

przestrzeń. 

Ciekawe są kreacje aktorskie. Dobra i wyrazista Babcia 

– Elżbieta Mrozińska, wystarczająco stara w ruchach (nawet 

tych przesadnych), marudząca i złośliwa. Z pedantycznym 

Wujem Eugeniuszem (Mariusz Żarnecki) – sprężystym, 

nienagannym w formie tworzą iście Mrożkowski duet. 

Eleonora w interpretacji Moniki Babickiej, stonowana, 

świadoma własnej mieszczańskiej manierki i Stomil (Grze-

gorz Wolf – brawa za fantazję! i wyrazistość) – precyzyj-

nie rozgrywają konflikt pokoleniowy. Maciej Wizner jest 

Arturem wystarczająco naiwnym, ale i walecznym, a jego 

konserwatyzm rozśmiesza nawet narzeczoną – filigranową 

i mądrą Alę (Marta Kadłub). A Edek w interpretacji Szymona 

1.	 Elżbieta Mrozińska, Maciej Wizner i Szymon Sędrowski; 

Sławomir Mrożek Tango – Na pełnym morzu, Teatr Miejski im. 

Witolda Gombrowicza w Gdyni | fot. Roman Jocher, materiały 

teatru |

2.	 Mirosław Baka jako Willy Loman; Arthur Miller Śmierć 

komiwojażera, Teatr Wybrzeże | fot. Edyta Steć |

2.
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bankrut, upokorzony przez pracodawcę. A przecież Loman 

pracy komiwojażera poświecił niemal wszystko, przede 

wszystkim rodzinę. Stracił zaufanie synów i zawiódł kocha-

jącą go i spokojną żonę Lindę – stonowana i bardzo dobra 

rola Anny Kociarz, wyciszonej, uległej, empatycznej, liczą-

cej z niepokojem brakujące na spłacenie rat pieniądze.

Na niewielkiej scenie Starej Apteki Teatru Wybrzeże Miro-

sław Baka jest bardzo blisko widzów i przed nimi, a nie 

tylko przed własną rodziną, „spowiada się” ze swego życia: 

nieudanego, do czego trudno mu się przyznać, i zafałszo-

wanego, które mitycznie kreuje. Operuje półtonami, ze 

ściśniętą twarzą wyznaje potknięcia. Toczy depresyjną 

walkę, która jest podróżą w głąb, ciągle nieprawdziwą 

i zafałszowaną. Rządzą nim strach i niepokój, ale też i fru-

stracja. Nadzieję na lepszy czas w jego życiu pokłada 

w Biffie – synu, który teoretycznie w tym wściekłym kapi-

talistycznym świecie powinien sobie lepiej poradzić. Biff 

jednak z całą szczerością wyznaje, że ten świat nie ceni go 

wysoko. Więc też będzie żył na kredyt. W roli Biffa świetny 

Piotr Biedroń. Neurotyczny, niespokojny, który bunt miesza 

z pokorą, krzyczy z niemocy i milknie z rozpaczy. A Happy 

– drugi syn jest wyciszonym i nieco infantylnym młodzień-

cem, który lubi się zabawić. I który podświadomie idzie 

w ślady ojca, gubi się. Intersująca jest wycofana narracja 

Piotra Chysa w tej roli. Mówi niewiele, zachwyca się byle 

czym. A kiedy z bratem Biffem snują marzenia o potędze 

i sukcesie, obaj są infantylnie oderwani od rzeczywistości. 

Dobry duet, psychologicznie wiarygodny, w ciekawej koeg-

zystencji z mitycznym snem ojca. Ważną postacią dramatu 

jest też brat Willy’ego – w tej roli opanowany i przekonujący 

Cezary Rybiński. Współpraca całego zespołu aktorskiego, 

łącznie z epizodami Marcina Miodka jako pracodawcy 

Howarda Wagnera, jeżdżącego na dziecinnym rowerku, 

czy Justyny Bartoszewicz jako pięknej prostytutki, albo 

Charleya (Jarosław Tyrański) to także atuty tego spektaklu.

Mieszkanie Lomanów w scenograficznej koncepcji Elizy 

Gałki jest nędzne, pod sufitem splątane białe kable (sytu-

acja bez wyjścia?), marna kanapa, telewizor, na którym 

wyświetlone zostaną zdarzenia z dzieciństwa obu synów, 

stół w kuchni, krzesła, obłażąca z lakieru lodówka… Tak 

niewiele. Dorobek życia? A w drugiej części puste już 

ściany, sekwencje pointowane tylko światłem. Radek Stę-

pień przemodelował ostatnią scenę. Zatem, czy śmierć 

komiwojażera nastąpi, czy nie? Poruszająca jest ciemność, 

która pochłonie bohatera. 

Stępień z dramaturgiem Konradem Hetlem uszanowali 

tekst Millera. I to jest wartość. Śmierć komiwojażera w Tea-

trze Wybrzeże została uznana za jedno z najciekawszych 

przedstawień mijającego sezonu. Słusznie. 

3.
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NIEUDANA PRAPREMIERA SZTUKI 
ULRIKE SYHY
Bardzo rzadko w dobrym teatrze (Wybrzeże) irytuje mnie 

przedstawienie. Ale tym razem Pan Schuster kupuje ulicę 

Ulrike Syhy w przekładzie Iwony Uberman również na 

scenie Starej Apteki jest po prostu artystycznym nieporo-

zumieniem. Reżyser Tomasz Cymerman nie jest nowicju-

szem, a z dramaturgiem Michałem Kurkowskim stworzyli 

spektakl przekombinowany, który nie tylko męczy i bez 

sensu eksploatuje aktorów, ale też gubi istotę dramatu. 

Autorka jest dość ekscentryczna, swoimi tekstami chce 

rzucić wyzwanie scenom. Jej dramaty obecne w teatrach już 

od blisko dwudziestu lat są różnie przyjmowane. Przyczyny 

artystycznych klęsk doszukiwali się krytycy w nieudolnych 

reżyserach i w strukturze tekstu. I choć Ulrike Syha należy do 

pokolenia Mariusa Mayenburga czy Lukasa Bärfussa, to jej 

dramaty nie zrobiły scenicznej kariery. Zarzucano tekstom 

„nieznośny rozwlekły realizm”, który „bombarduje małą, sto 

razy już widzianą i opowiadaną monotonią”.

Te opinie nie ułatwiły pracy realizatorom polskiej prapre-

miery. Rodzina Schusterów – dobrze sytuowana, z klasy 

średniej, o liberalno-lewicujących poglądach – prowadzi 

wygodne i dostatnie życie. Nie podejmuje żadnych dzia-

łań, lecz czeka na dobry los. Żyje w wygodnym, odizolo-

wanym świecie, koncentruje się na własnych potrzebach 

i neurozach. Swoista idylla? Do czasu. Siedemdziesięcio-

letnia matka Pani Schuster (w tej roli bardzo przekonująca, 

naiwna ale i zaczepna Joanna Kreft-Baka) potrafi wywołać 

niezłą awanturę. Ta Teściowa ma w sobie dość ognia, by 

potrząsnąć niby uporządkowanym, uładzonym rodzin-

nym grajdołem, w którym ideały dawno legły w gruzach. 

Najbardziej drażni Teściową brak zaangażowania u córki 

i zięcia. Pani Schuster z panem Schusterem żyją „w układzie”, 

więc zdrady żony nie dziwią męża. Pan Schuster zajmuje 

się pisaniem szmirowatych kryminałów i choć ma ochotę, 

nie jest w stanie nawet zdradzić żony z opiekunką dzieci. Tę 

opiekunkę z wdziękiem i sugestywnie zagrała Justyna Bar-

toszewicz; ona też jest quasi narratorką spektaklu. Role Kre-

ft-Baki i Bartoszewicz są tu godne uwagi. I to by było na tyle. 

Bo reżyser – razem ze scenografem Michałem Korchowcem 

– tak zajął się aranżacją przestrzeni, iż zapomniał, że spek-

takl to jednak treść, jakieś idee, które przekazują aktorzy. 

3.	 Ulrike Syha Pan Schuster kupuje ulicę, Teatr Wybrzeże, 

scenografia | materiały teatru | 

4.	 Sylwia Oksiuta-Warmus i Michał Kula, Thomas Bernhard; 

Siła przyzwyczajenia. Cyrk Egzystencjalny, Teatr Atelier 

w Sopocie | fot. Lucyna Pęsik | 

4.
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Robert Ninkiewicz jako Pan Schuster jest nijaki, a przecież 

w spektaklu ta postać też przeżywa dramat. Schuster wie, 

że za płotem jest inny świat, ale co z tego, skoro na drodze 

stoi „cholerna rodzina”. Tapla się w sadzawce, zachęca do 

gry w Monopoly, coś tam wykrzykuje, bełkocze, ale jaki 

jest, kim jest – trudno dociec. Szkoda dobrego aktora na 

taki eksperyment. Żona Schustera – Katarzyna Kaźmierczak 

jest mdła, nijaka i mało powabna. Wprost trudno uwierzyć, 

że interesują się nią inni mężczyźni. Jej kwestie nic nie 

znaczą w spektaklu, mogłaby spokojnie nic nie mówić. 

A Szwagierka – Magda Boć, obleczona w czarną obcisłą 

suknię, bardziej demonstruje kształty niż dramat postaci. 

Dla niej rodzina jest źródłem cierpień, ale co z tego, skoro 

najważniejsze w przedstawieniu jest, by rymsnąć z wdzię-

kiem w wodę i naciągnąć mokrą suknię na głowę, bo biust 

godny jest pokazania. Nieznośne to. 

Symultanicznie prowadzona akcja w dwóch przestrzeniach 

sceny zaciera tekst Ulrike Syhy. Widać to nowa moda w tea-

trze. Niech mówią razem, za chwilę i tak nikt nie będzie 

widział, o co chodzi. Reżyser Tomasz Cymerman pewnie też 

nie bardzo wiedział, po co robi takie widowisko. Muzyka 

Polpo Motel, nie tylko „eklektroniczna” (określenie samych 

muzyków) – bardzo zdolnej Olgi Mysłowskiej, śpiewaczki, 

autorki tekstów piosenek oraz Daniela Pigońskiego, który 

ma za sobą niejedną realizację teatralną – brzmiała dobrze 

i dała szansę Justynie Bartoszewicz na dobre wykonanie 

protest-songu.

I jeszcze słowo o scenografii. Poza sadzawką, w której 

wszyscy co jakiś czas siedzą, stoją albo leżą, na scenie kró-

luje wielki wentylator czy fragment jakiegoś radarowego 

urządzenia, które przysłoniło widzom w dalszych rzędach 

połowę sceny. Raz w czasie całego spektaklu poruszyła się 

ta monstrualna maszyna, ale nie wywiała nudy i nie podcią-

gnęła przedstawienia. A woda w sadzawce zniszczyła szpilki 

pań i namoczyła oczywiście kostiumy. Realizatorzy spekta-

klu po premierze ściągali buty, by wejść do wody i ładnie 

ukłonić się widzom. Nie wiem, czy ta woda ich obmyła.

SIŁA PRZYZWYCZAJENIA THOMASA 
BERNHARDA W TEATRZE ATELIER
André Hübner-Ochodlo, szef artystyczny letniego Teatru 

Atelier w Sopocie, zgodnie z 30-letnią tradycją, reżyseruje 

jeden premierowy spektakl. Zazwyczaj jest to przedstawie-

nie trudne, pełne istotnych dylematów do rozstrzygnięcia. 

Tak jest i tym razem. Na afiszu Siła przyzwyczajenia. Cyrk 

egzystencjalny Thomasa Bernharda, austriackiego pisa-

rza, „słynna komedia, która jest tragedią”. Czterej cyrkowi 

artyści Żongler, Błazen, Pogromca i Wnuczka-akrobatka 

poddawani są tresurze przez dyrektora cyrku Caribaldiego. 

Cyrk nie gromadzi tłumów, bo czasy świetności ma już za 

sobą, raczej przychodzą do niego przypadkowi widzowie, 

ale Caribaldi – Michał Kula chce, by wszystko co robią, 

było absolutnie perfekcyjne. Katuje więc cyrkowców nie 

tylko na arenie, ale również po występach. Pasją dyrek-

tora jest gra na wiolonczeli, więc tworzy kwintet smycz-

kowy, który w efekcie ma wykonać Schubertowskiego 

Pstrąga. Pogromca (Adam Hutyra) ma zagrać na fortepianie, 

Wnuczka – (Sylwia Oksiuta-Warmus) na altówce, Żongler 

(Waldemar Cudzik) na skrzypcach, a Błazen (Bartosz Kopeć) 

na kontrabasie. Dzięki ćwiczeniom mają dojść do perfekcyj-

nego wykonania. Dyrektor tyran znęca się nad artystami. 

Akrobatka-Wnuczka ma być uległa nie tylko muzycznie. 

Pogromca ma być posłuszny, tchórzliwy Błazen, którego 

Ochodlo Hübner obdarza jeszcze wschodnim akcentem, 

ma bać się świata, który go otacza, bo przemoc musi dosię-

gać takich jak on, którzy przyszli nie wiadomo skąd i po co. 

A Żongler będzie próbował się dostosować. Michał Kula 

jako dyrektor cyrku jest wystarczająco odrażający, miota 

się w niemocy własnej, syczy kiedy, go cyrkowcy nie słu-

chają. Piłuje tę swoją wiolonczelę z furią. Pstrąg Schuberta 

nie będzie perfekcyjny. Na scenie wszyscy wpisują się 

w formułę dręczenia. Bardzo ciekawie prowadzi rolę Sylwia 

Oksiuta-Warmus: od nieśmiałej Wnuczki po pełną furii i sza-

leństwa kobietę z pełnym rozpaczy tańcem, upokorzonej 

i zniewolonej. Również Błazen Bartosza Kopcia porusza. Lęk, 

nieśmiałość, pokora nieszanowanego człowieka w wiel-

kim błazeńskim kostiumie napawa widza autentycznym 

współczuciem. Reżyser tworzy przygnębiające, ale i sur-

realistyczne widowisko. Tłamszeni cyrkowcy krzywdzą się 

nawzajem, ale też poddają Dyrektorowi. Każda ich próba 

ucieczki, choćby tylko w głąb siebie, rozjusza Caribaldiego. 

Ma ambicje despoty, który dla zaplanowanego efektu jest 

w stanie poświęcić wszystko i każdego. Pogoń za doskona-

łością staje się manią prześladowczą – zniszczy jego i ludzi 

wokół. Siła przyzwyczajenia. Cyrk egzystencjalny to spektakl 

podszyty ironią i wart uwagi. 

ALINA KIETRYS
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PRZYSTANEK INSTYTUT PSYCHONEUROLOGICZNY
ANDRZEJ TITKOW P R O Z A

Co pewien czas odchodziły ode mnie kobiety. Zjawisko to powtarzało się regularnie i cyklicznie i, 

ze względu na swój charakter, przypominało nieubłagane zjawiska przyrody. Wiemy, że po wiośnie 

przychodzi lato, a po nim jesień. Więc i ja również mogłem się spodziewać, że poznana przeze mnie 

latem kobieta opuści mnie jesienią lub najdalej zimą. Ale gdy to się działo, za każdym razem byłem 

jednakowo zaskoczony i nieprzygotowany.

Tym razem kobieta, która mnie opuszczała, wybrała porę nietypową. Odeszła na przedwiośniu. 

Byłem, jak zwykle, zaskoczony i, jak zwykle, rozpadł się mój świat. Próbowałem go jakoś skleić, ale 

bezskutecznie. Po kilku dniach ogoliłem się i poszedłem do redakcji, w której pracowałem. Koledzy 

zauważyli nowy, starannie zawiązany krawat. Pochwalili nawet. Z przyzwyczajenia nazywali mnie 

dotychczasowym imieniem i wskazali biurko, które kiedyś podobno zajmowałem. Kilka godzin 

później wezwał mnie Naczelny. Był niezwykle ożywiony i bardzo pobudzony. Powiedział, że właśnie 

zaczęły się obrady Okrągłego Stołu i ja, jako ceniony, uznany i cieszący się szacunkiem pracownik, 

będę miał zaszczyt relacjonować przebieg tych historycznych rozmów na łamach naszej cenionej, 

popularnej i wysokonakładowej gazety.

Spojrzałem na Naczelnego z pewnym zdumieniem. 

– Mnie się właśnie świat zawalił, a pan zawraca mi głowę jakimiś duperelami.

Wyraźnie nie spodobały mu się te słowa. 

– Pan się powinien leczyć. Zawsze były z panem kłopoty, ale tym razem to już chyba nastąpiło prze-

gięcie. Myślę, że powinien pan sobie poszukać innej pracy, możliwie od zaraz.

O to mi właśnie, mniej więcej, chodziło. Wstałem z fotela, uprzejmie skłoniłem się na pożegnanie 

i wyszedłem. 

Miałem teraz dosyć czasu, by rozpamiętywać do woli te kilka miesięcy, które spędziłem z kobietą, 

o której myślałem, że jest na zawsze moja. Liczyłem jeszcze raz te wszystkie kroki, które przeszliśmy 

razem po morskim piasku i po górskich ścieżkach. Dodawałem ziarnka piasku między palcami jej 

stóp do źdźbeł trawy, które zrywały jej ruchliwe, zwinne, choć nieco pulchne palce. Odejmowałem 

pocałunki, hotele, łzy, klatki schodowe prowadzące do naszych ruchomych mieszkań. Mnożyłem 

miasta, wioski i osiedla, wschody i zachody słońca, zobaczone razem drzewa, wspólne lub prawie 

wspólne pełnie księżyca i dzieliłem je przez przydrożne gospody i hotelowe restauracje, słowa 

udręki, słowa podzięki i kieliszki wypitego wspólnie alkoholu. Robiłem co mogłem, ale rachunek 

za każdym razem się nie zgadzał. 

Pewnego wieczoru, gdy patrzyłem z okna na dziewiątym piętrze na czerwoną tarczę słońca chowa-

jącego się za ciemniejące, betonowe bryły, które były wątpliwym schronieniem tysięcy takich jak 

ja, przypomniały mi się słowa Naczelnego. I szybko podjąłem decyzję, że będę się leczyć. W końcu 

i tak nie miałem nic lepszego do roboty.

Wysoki mężczyzna, który siedział naprzeciwko, patrzył na mnie z taką uwagą i otwartością, że sta-

wałem się coraz bardziej nieuważny i zamknięty. Słowa, które wypowiadałem, stawały się coraz 

mniej moje i, z trzecią szybkością kosmiczną, oddalały się od prawdy, którą usiłowałem przy ich 

pomocy wyrazić.

Prawda była jak jastrząb, który spokojnie kołuje w bezchmurnym niebie, by za chwilę runąć w dół 

na kluczącego w wysokiej trawie zajączka. Tymczasem ja, jak zgorzkniały belfer na lekcji biologii, 

demonstrowałem znudzonym uczniom śmierdzącego naftaliną, wypchanego ptaka.
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Byłem bezradny. Terapeuta był także bezradny. Właściwie równie dobrze ja mógłbym udzielić mu 

paru ogólnych rad. Ale to on był na swoim miejscu, a nie ja, więc radził on. W ten sposób, w krótkim 

czasie, zostałem członkiem wspólnoty terapeutycznej. 

Na zajęciach było na ogół miło. Terapeuci nudzili się nieco okazywaniem bezgranicznej otwartości 

i nieustannego zainteresowania problemami swych klientów. Klienci zaś, byli nieco znużeni demon-

stracją całkowitej szczerości i intensywnego braterstwa z terapeutami oraz pozostałymi członkami 

wspólnoty. Rosło we mnie podejrzenie, które natarczywie przekształcało się w pewność, że tak 

naprawdę, nikt nikomu nie jest w stanie pomóc w tej zdumiewającej przygodzie, jaką jest życie.

W tej małej osiedlowej kawiarni znalazłem się po raz pierwszy już jako uczestnik psychoterapii. 

Zaprowadzili mnie do niej koledzy z mojej grupy, którzy byli tu zadomowieni. Kawiarnia nie wyróż-

niała się niczym szczególnym poza tym, że znajdowała się blisko Instytutu Psychoneurologicznego, 

w którym odbywały się nasze sesje terapeutyczne. 

Za oknem kończył się dzień i dogasało lato. Starzy bywalcy zwracali się do bufetowej – pani Zosiu. 

Zamawiali wino i dyskutowali o swych nieukończonych i niemożliwych do ukończenia „pracach” 

terapeutycznych. Przy jednym ze stolików siedział samotnie pacjent Oddziału Zamkniętego, nazy-

wany poufale przez wszystkich Gdzie Ty Jesteś. Patrzył w siebie, okryty szczelnie kokonem tego 

zamknięcia, które niósł poprzez czas i przestrzeń, przez wszystkie możliwe i niemożliwe krajobrazy 

swojej sennej jawy i bezsennych snów.

Usiadłem przy stoliku sam i patrzyłem na tych ludzi, smakując cierpkie wino, które budziło mnie 

do życia. Przy stoliku obok siedziała para, która od razu zwróciła moją uwagę. Uderzyło mnie ich 

całkowite, zgoła fundamentalne niedopasowanie. On był od niej znacznie starszy, ale i ona, mimo 

młodego wieku, wyglądała poważnie. Jej twarz była zużyta w pewien szczególny sposób. Odcisnęło 

się na niej piętno życia z dnia na dzień, życia bez busoli i tego słynnego wzorca, który choć ukryty 

w oddalonym Sevres pod Paryżem, jednak istnieje. W oczach mężczyzny, ukrytych za cienką taflą 

szkła, tlił się prawdziwy, spokojny smutek. W jej oczach tańczyły szybko gasnące błyski niespokoj-

nej i udawanej radości. Dopijali właśnie kolejne wino i kobieta poprosiła mężczyznę, by zamówił 

następne. On próbował oponować, ale gdy ona nalegała, szybko ustąpił i ruszył do baru. W tym 

momencie kobieta zapaliła papierosa i spojrzała na mnie. Ale jej wzrok prześlizgnął się tylko, więc 

mnie nie zobaczyła. Po chwili mężczyzna wrócił i postawił na stole dwie pełne szklanki. Odwróciłem 

szybko wzrok i, dla niepoznaki, wyjąłem z kieszeni marynarki mały zeszycik i długopis. Na czystej 

kartce papieru zacząłem kreślić nuty, lub coś, co w moim wyobrażeniu mogło być nutami, gdyż 

o nutach nie miałem najmniejszego pojęcia. Gdyby spojrzeli na mnie, mogliby zobaczyć kompo-

zytora w porywie nagłego natchnienia. Ale nie spojrzeli. Pili dalej. On mówił niewiele, raczej cicho, 

ona przeciwnie, dużo i głośno, nie starając się nawet, by słowa stawały się myślami. Gdy skończyły 

im się papierosy, które oboje palili, kobieta poprosiła mężczyznę, by je od kogoś pożyczył, a on 

powiedział, że wstydzi się żebrać. Wtedy ona, nieco chwiejnie, wstała. Ominęła mój stolik szeroki 

łukiem i podeszła do tego, gdzie siedzieli ludzie z mojej grupy terapeutycznej. Zapytała czy mogą 

jej kopsnąć szluga, a oni na to, że już sami nie mają. Kobieta krążyła między stolikami, ponawiając 

swoje zapytanie. Terapeuci, uśmiechając się szeroko, oświadczyli, że nie palą. Jakiś małolat zadow-

cipkował, że papierosy nie włosy. Jedni mówili, że mają mało papierosów, lub nie mają ich wcale, 

inni, że ten, którego palą, jest właśnie ostatni. I tylko Gdzie Ty Jesteś nie powiedział nic. Zostałem 

już tylko ja. Gdy poczułem, że ona zaraz do mnie podejdzie, uniosłem do góry, może nazbyt osten-

tacyjnie, prawie pełną paczkę.

– Czy mogę?

– Oczywiście, bardzo proszę…
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Wyjęła z paczki papierosa i chciała odejść.

– Proszę wziąć także…

– Dziękuję bardzo.

– Drobiazg, to tylko papierosy.

Kobieta wzięła drugiego papierosa i odeszła. Uczestnicy terapii szeptem analizowali uczuciową oziębłość 

swoich rodziców, terapeuci okazywali ludziom i przedmiotom swą bezgraniczną otwartość i tylko Gdzie 

Ty Jesteś, pacjent Oddziału Zamkniętego, trwał nieporuszony jak czubek słynnej góry lodowej.

Nikt nikomu w niczym nie przeszkadzał. Nikt nikomu nie był w stanie w czymkolwiek pomóc. 

I wtedy pani Zofia włączyła radio. Rozległa się melodia, którą w innym wykonaniu i innej aranżacji, 

znałem sprzed lat.

Kobieta przy sąsiednim stoliku drgnęła i z wyrazem napięcia na twarzy wsłuchała się w muzykę. 

Nagle wstała szybko i podeszła do baru. Mężczyzna zgarbił się. Zdjął z nosa okulary i przymknął oczy. 

Kobieta pochyliła się do ucha bufetowej i coś mówiła, gestykulując przy tym szeroko i niezdarnie. 

Radio zagrało głośniej. 

„Though we’ve gotta say

goodbye for the Summer

Darling, I promise you this

I’ll send you all my Love”.

Mężczyzna bezwiednie dotknął dłonią nasady nosa. 

„Every day in a Letter”.

W jego oku pojawiła się łza.

 „Sealed with a Kiss”.

Łza spłynęła wolno po policzku i zatrzymała się na wąskiej, górnej wardze. Krzesło przechyliło się, 

gdy siadała. Mężczyzna otarł wierzchem dłoni niewidoczną kroplę i szybko założył okulary. 

– Kocham tę piosenkę – Powiedziała kobieta – Podoba ci się?

Wzruszył ramionami.

– Sentymentalny idiotyzm.

Od tego czasu bywałem tu często. Prawie zawsze po zajęciach, a często także w przerwach między 

zajęciami. Siadywałem zazwyczaj sam i dyskretnie obserwowałem. Jednak ci wszyscy ludzie, zbyt 

bezbarwni w swej jednoznaczności, nie interesowali mnie zbytnio. Popijając cierpkie wino, czeka-

łem spokojnie na pojawienie się mojej pary. Jak się szybko okazało, moi znajomi należeli do grona 

stałych bywalców. Pili dużo, choć nie wyglądali na ludzi zamożnych. Ulubionym ich napojem było 

wino Walencja. Czasami pili co innego, gdy pani Zofia oznajmiała, że Walencja właśnie „wyszła”. Nie 

chciałem, by zauważyli, że przychodzę tu wyłącznie z ich powodu. Siadywałem więc w innej części 

sali i udawałem, że mam w tym miejscu ważne sprawy do załatwienia, że spotykam się ze znajomymi 

lub że samotnie się upijam. Oni także, po pewnym czasie, zaczęli mnie poznawać. Uśmiechaliśmy się 

do siebie z daleka, a ja czekałem cierpliwie na ten moment, kiedy skończą się im papierosy. Wtedy, 

nieproszony, zachęcającym gestem, wyciągałem w ich kierunku paczkę.

Moja terapia dobiegała końca. Minęło lato i złota jesień nieuchronnie przekształciła się w jesień 

ponurą i dżdżystą. Tego wieczoru oni nadeszli, gdy już siedziałem przy swoim stoliku. Wyglądali 

gorzej niż zazwyczaj. Kobieta była ubrana w zbyt obszerną, ciemną marynarkę zachlapaną białą 

farbą. Jej oczy, nieco spuchnięte, bez śladu makijażu, opowiadały o zaczadzonych, roztrwonionych 

nocach. Mężczyzna był ubrany niechlujnie, jego włosy były długie i tłuste, a skóra, pod kilkudnio-

wym zarostem, miała kolor popiołu. 
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Weszli tak, jakby się nie znali. Nie razem, ale jakoś obok siebie. Zatrzymali się jednocześnie na środku 

kawiarnianej sali, jak aktorzy tuż przed podniesieniem kurtyny. Mężczyzna wyciągnął spod poły 

wygniecionej kurtki czerwoną różę i bez słowa wręczył ją kobiecie. Spojrzała nieuważnie.

– Najbardziej lubię białe…

– Weź tą.

Podeszli do baru i zamówili Walencję. Kobieta poprosiła panią Zofię o szklankę wody i wstawiła 

do niej czerwoną różę. Usiedli daleko ode mnie. Pili ostro i dużo mówili, ale nie słyszałem o czym. 

Widziałem jedynie ich gesty, na przemian gwałtowne i łagodne. I po raz pierwszy zobaczyłem 

jego twarz wykrzywioną grymasem gniewu. Ona chciała wstać, i wtedy on mocno, a może nawet 

boleśnie, złapał ją za rękę.

– Dosyć tego – powiedział tak głośno, że usłyszałem.

Kobieta wyrwała swą dłoń z uścisku i odeszła do baru. Mężczyzna wstał od stolika i szybko wyszedł. 

Udawałem, że tego nie widzę. Po chwili ona wróciła do stolika ze szklanką wina w ręku, usiadła ciężko 

i sięgnęła po papierosa. Mimo odległości zauważyłem, że jej paczka jest pusta. Kobieta rozglądała się 

nieuważnie. Wstałem i szybko podszedłem do niej, podałem jej papierosa i przypaliłem. Podniosła 

głowę i spojrzała. Ale jej wzrok minął mnie i odpłynął dalej, próbując dogonić jakieś wyobrażenie, 

niewyobrażalne dla mnie i być może także dla niej. Z oczu kobiety pociekły łzy i jednocześnie na jej 

twarzy pojawił się uśmiech. Uśmiech nowo narodzonego dziecka i odwiecznej ladacznicy zarazem. 

Kobieta wypiła duszkiem szklankę wina i chyłkiem, ze wzrokiem szukającym oparcia w rozchybotanej 

podłodze, wyszła z kawiarni. Zostawiona przez nią na kawiarnianym stoliku bezgłośnie krzyczała 

czerwona róża. 

Ostatni raz pojawiłem się w tej kawiarni dziewiętnastego listopada, w dniu imienin Elżbiety, dziew-

czyny, którą poznałem podczas terapii. Postanowiłem tu zajrzeć przed imieninowym przyjęciem, 

na które byłem zaproszony.

Był późny, niedzielny wieczór, przypominający głęboką noc. Temperatura spadła poniżej zera i kałuża 

tuż obok schodów, które prowadziły do kawiarni, zamarzła. Wszystko zapowiadało nieuchronne 

nadejście zimy. Stary szatniarz, z nieodłącznym petem w dłoni, przywitał mnie jak starego bywalca. 

W środku było ciepło i swojsko, trochę pustawo. Kilku małolatów, dwie kobiety, które były z panią 

Zofią na ty, samotny, dobrze ubrany mężczyzna z wąsami i ze złotym sygnetem na palcu, który 

z posępną miną wlewał w siebie zawartość kolejnych kieliszków oraz bezimienny pacjent Oddziału 

Zamkniętego, zwany przez wszystkich, nie wiadomo dlaczego, Gdzie Ty Jesteś. 

Podszedłem do baru i zamówiłem dwieście gram czerwonej Walencji. Z pełną szklanką w dłoni 

szedłem w kierunku wolnego stolika, zerkając niespokojnie w stronę wejścia. Usiadłem i obserwo-

wałem drzwi. Paliłem papierosa i, najwolniej jak to tylko możliwe, sączyłem wino, którego cierpki 

smak coś przypominał, coś obiecywał i do czegoś zachęcał. 

Nagle, z początku bardzo cicho, potem nieco głośniej, rozległa się z radia znajoma piosenka. 

„I’ll send you all my Love”.

Teraz już byłem pewny, że za chwilę się pojawią.

„Every day in a Letter”.

Z napięciem wpatrywałem się w drzwi.

„Sealed with a kiss”.

Ale ich nie było. Czułem się zawiedziony, a może nawet więcej, oszukany. Dłoń zacisnęła się na 

szklance. Kruche szkło pękło i czerwona ciecz, tak podobna do krwi, pociekła po mojej ręce.

ANDRZEJ TITKOW
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FOTOGRAFIK, DZIENNIKARZ, 
ORGANIZATOR ŻYCIA 
FOTOGRAFICZNEGO W TRÓJMIEŚCIE
Urodził się 11 czerwca 1939 w Opocznie. Od 1957 roku 

mieszkaniec Gdańska. 

W 1961 debiutował portretem Poli Raksy na okładce tygo-

dnika „ITD”, w 1967 debiutował jako dziennikarz w mie-

sięczniku „Jazz”. W latach 1964-1968 zatrudniony w  Stoczni 

Gdańskiej, gdzie stworzył i prowadził Pracownię Fotografii 

Barwnej. 

W latach 1973-1977 pracował w Polskiej Agencji Interpress 

jako dziennikarz-fotoreporter, 1979-1990 w miesięczniku 

„Morze”; w okresie 1967-1971 był stałym współpracowni-

kiem miesięcznika  „Litery”. 

Odbył pełnomorskie rejsy na żaglowcach „Dar Pomorza”, 

„Kruzensztern”, „Dar Młodzieży”, „Zawisza Czarny”, „Generał 

Zaruski”, „Oceania”, „Mir”, „Fryderyk Chopin”, na statkach 

handlowych, rybackich i okrętach wojennych. 

W latach 1974 i 1982 roku uczestniczył w Operation Sail, 

w 1974 brał udział w wyprawie na Spitsbergen. 

W latach 1965-1967 prezes Gdańskiego Towarzystwa Foto-

graficznego. Od 1975 roku członek Związku Polskich Arty-

stów Fotografików (ZPAF). 

Uczestnik 546 międzynarodowych wystaw fotograficznych, 

zorganizowanych w 42 krajach, na których zdobył łącznie 

86 grand prix, medali i wyróżnień. 

W roku 1965 uhonorowany tytułem AFIAP (Artiste FIAP), 

w 1972 – tytułem EFIAP (Excellence FIAP), przyznawanymi 

przez Fédération Internationale de l’Art Photographique. 

Zmarł 16 sierpnia 2019. 

L U D Z I EKRZYSZTOF KAMIŃSKI

1.	 Krzysztof Kamiński  | fot. Erazm Felcyn |

1.



26

MAREK ZARZECKI
Znaliśmy się wiele lat. Człowiek o wielkiej kulturze i nieby-

wałej przyzwoitości, bardzo spokojny, wyważony. Obda-

rzony wielką wiedzą zawodową i talentem. Fachowiec 

dużej klasy w różnych kategoriach, w technice czarno-białej 

i barwnej, która go szczególnie pasjonowała. Nie tylko 

fotografował, ale i pisał. Pracował w tygodnikach, mie-

sięcznikach, głównie o charakterze morskim, wykonywał 

piękne fotoreportaże na rozkładówki; nie był reporterem 

ani typowym dokumentalistą, raczej ilustratorem. 

Portrecistą był znakomitym. Potrafił sfotografować twarz, 

osobę w sposób wyjątkowy, do obiektu dopasowywał 

światło z wyczuciem i wiedzą. 

Dla mnie Krzysztof był bezkonkurencyjny, sam dla siebie. 

Koleżeński i uczynny; nie dla każdego. Nauczyłem się od 

niego techniki i nie skąpił porad; doradzał, mówił o rze-

czach, o których nie miałem zielonego pojęcia i nie dowie-

działbym się z książki. Mistrzów rzadko na to stać. 

Zanim zrobił zdjęcie, chodził koło tematu czasem przez parę 

dni. Wielokrotnie obfotografowywał obiekt, w południe, 

wieczorem, o zachodzie i z setek ujęć wybierał ostateczne. 

Długo pracował, żeby pochwalić się jedną fotografią. Po 

wydaniu albumu Trójmiejski Park Krajobrazowy opowiadał 

mi o jednym ujęciu: – Słuchaj, przez cały rok jeździłem w to 

miejsce. Wybitny, rewelacyjny. Niestety. Kolejny z bliskich 

kolegów odszedł na drugą stronę. 

ANNA I KRZYSZTOF JAKUBOWSCY:
Krzysztof Cieszę się bardzo, że zrodził się pomysł zorganizo-

wania w 2020 roku wystawy prac Krzysztofa Kamińskiego 

i artystów fotografików z jego kręgu. Będziemy się starali, 

aby znalazły się tam prace członków Gdańskiego Towa-

rzystwa Fotograficznego, które z jego inicjatywy prezen-

towane były przed laty na świecie. To była jego ambicja, 

żeby gdańską fotografię rozpowszechniać i czynił to bardzo 

skutecznie. Kiedy w 1973 roku na światowym konkursie 

w San Paulo GTF zdobyło pierwsze miejsce jako najlepsze 

stowarzyszenie fotograficzne, wszyscy uważali, że jest 

w tym główna zasługa Krzyśka, jego uporu i determinacji.

Najbardziej był znany ze swoich aktów, w których skupił 

się na poszukiwaniach formalnych. Przed kilku laty miał 

na ten temat spotkanie w Gdańskim Towarzystwie Foto-

graficznym. Ocenił tam próby obecnych członków GTF, 

prezentował także swój imponujący dorobek. Myślę, że 

wielu uczestników z tego spotkania sporo wyniosło. Dobrze 

się stało, że z inicjatywy środowiska kieleckiego zorga-

nizowano wystawę fotografii „Akt w polskiej fotografii”, 

której towarzyszyła książka-album wydana przez Jerzego 

Piątka. Wystawa ta prezentowana była również gdańskim 

Muzeum Narodowym w Zielonej Bramie. Na tej wystawie 

i w albumie znalazło się sporo zdjęć Krzyśka.

Anna Dla mnie był prawdziwym facetem, mężczyzną. Przy-

jazny ludziom, otwarty w kontaktach, zawsze pomocny. 

Kiedy próbowałam swoich sił w tematyce aktu, zawsze się 

zastanawiam, co by na to powiedział Krzysiek Kamiński. Był 

po prostu autorytetem.

ERAZM WOJCIECH FELCYN
Losy związały nas po wydarzeniach marcowych 1968 roku, 

kiedy usunięto mnie ze stanowiska redaktora naczelnego 

Kroniki Studenckiej – Ilustrowanego Magazynu Studentów 

Politechniki Gdańskiej. Jak wielu fotografujących kolegów, 

postanowiłem wówczas położyć nacisk na działalność arty-

styczną. Wkrótce zostałem członkiem Gdańskiego Towa-

rzystwa Fotograficznego, które było wtedy bardzo prężne, 

liczyło około dwustu osób. Sama sekcja wystawiennicza, 

którą prowadzili Krzysztof Kamiński z Mirkiem Kubackim, 

składała się z około dwudziestu pasjonatów. 

Przypomnę, że na początku lat 60. XX wieku regularnie 

wystawiało swoje prace za granicą chyba tylko dwóch 

członków GTF: Tercjan Multaniak i Maciej Kwiek, indywi-

dualności, które w dużym stopniu wpłynęły na klimat 

i jakość pracy sekcji. Po 1962 roku odpowiedzialność za 

działalność wysyłkową zdjęć na wystawy zagraniczne 

wzięli na siebie Krzysztof Kamiński i Mirek Kubacki. Mówię 

o tym tak dokładnie, żeby zwrócić uwagę na kolosalną rolę 

Krzysztofa w popularyzacji gdańskiej fotografii za granicą. 

Od tego czasu dzięki niemu każdego roku wysyłało swoje 

prace poza Polskę około trzydziestu osób. Pojawił się wtedy 

w sekcji wystawienniczej Witold Węgrzyn – człowiek o nie-

zwykłym talencie, który w znacznym stopniu wpłynął na 

to, co się działo na zebraniach sekcji. 

L U D Z I EO KRZYSZTOFIE KAMIŃSKIM POWIEDZIELI
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Krzysztof obsyłał naszymi zestawami bez mała setkę 

wystaw rocznie, była to potworna robota. Z jednej strony 

zaowocowało to tym, że Krzysztof sam o siebie zadbał 

i wziął udział w niezliczonej liczbie wystaw, osiągając bezlik 

sukcesów indywidualnych, z drugiej – w sposób absolut-

nie niezwykły wpłynęło to na ogólny poziom fotografii 

trójmiejskiej. Największym sukcesem, którego ojcem jest 

niewątpliwie Krzysztof, był nasz udział w międzynarodo-

wej wystawie w Sao Paulo w 1963 roku. Zdobyliśmy tam 

Bandeirante Trophy, które było przyznawane za najlepszy 

zestaw klubowy. Liczba prac wystawianych za granicą dzięki 

Krzysztofowi sięgała 500-600 rocznie, to poziom, którego 

żadne środowisko, żadne stowarzyszenie nie było w tym 

okresie w stanie osiągnąć. Gdańsk był wtedy niewątpliwie 

stolicą fotograficzną Polski.

Znamienny był jego konflikt ze Stefanem Figlarowiczem, 

różnili się bardzo mocno postawą w kwestii, czym jest 

fotografia i jaka powinna być. 

Tak się złożyło, że Krzysztof, który był dla mnie najważniej-

szy w tamtych czasach, był też bardzo ważny w czasach 

nowych. Nasza przyjaźń się zaznaczyła w ciągu ostatniego 

piętnastolecia najmocniej z tego względu, że jestem w foto-

grafii outsiderem, robię rzeczy inne niż inni, co często było 

poddawane krytyce. Ze strony Krzysztofa, mimo pewnych 

uwag, zawsze miałem słowa zachęty. 

Spotykaliśmy się na różnych imprezach, na wystawach 

malarstwa i tak to trwało do początku 2019 roku, kiedy 

Krzysztofowi rozsypał się komputer, zakończyła się nasza 

korespondencja, zamilkł telefon… 

ADAM FLEKS
Wypowiedzi, sformułowania Krzysztofa Kamińskiego, spot-

kania z nim, były zawsze utrzymane na wysokim pozio-

mie, bardzo logicznie skomponowane, nigdy nie stosował 

trywialnych wyrażeń, żadnych inwektyw – elegancka, 

stonowana, klarowna forma. Kulturę, język, klarowność, 

logikę wypowiedzi ceniłem w nim na równi ze świetną 

artystycznie i kompozycyjnie fotografią, swego czasu była 

bardzo znaną. 

To on wprowadzał mnie i bardzo namawiał oraz wspierał 

przy wstępowaniu do Związku Polskich Artystów Foto-

grafików. Właściwie zostałem artystą fotografikiem, człon-

kiem związku przede wszystkim dzięki niemu. Jeśli chodzi 

o Krzysztofa Kamińskiego, mam wyłącznie dobre i pozy-

tywne wspomnienia. 

2.	 fot. Krzysztof Kamiński

2.
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WITOLD WĘGRZYN
Krzysztofa Kamińskiego poznałem 

w końcu lat 60., na początku mojej 

kariery związanej z fotografią. Wtedy to 

był człowiek-instytucja. Z Mirosławem 

Kubackim i Tercjanem Multaniakiem 

tworzyli bardzo silną grupę, związaną 

ze Stocznią Gdańską. Zetknęliśmy się 

w Gdańskim Towarzystwie Fotogra-

ficznym, on i Kubacki stworzyli w tym 

środowisku niezwykły klimat. Było to 

jedno z nielicznych miejsc, gdzie spo-

tykali się ludzie o podobnej pasji, gdzie 

można było dowiedzieć się czegoś inte-

resującego, spotkać ciekawych twórców. 

Razem z Kubackim omawiali publicznie 

przedstawiane prace, często bardzo 

krytycznie, ucząc i dzieląc się wiedzą 

i doświadczeniem. W GTF Krzysztof był 

dla nas guru.

GTF w tym czasie mocno znaczyło na 

mapie fotografii polskiej. Wypromowało 

wielu młodych ludzi, odnoszących póź-

niej znaczące sukcesy. Wraz z Krzysz-

tofem i innymi kolegami działaliśmy 

w jury wielu konkursów, w komisjach 

oceniających prace zawodowe w zakresie 

fotografii. Krzysztof był bardzo rzetelny 

w ocenie, obiektywny, bez zbędnych emocji i osobistych 

upodobań, a jeśli surowy, to popierał to dokładną analizą 

i rzeczową argumentacją. Na fotografii znał się znakomicie. 

Swoje prace, szczególnie marynistyczne, chętnie prezento-

wał na spotkaniach autorskich, ciekawie o nich opowiadał, 

nie taił zawodowych sekretów. Był otwarty, koleżeński, 

chętny do pomocy.

Twórczość jego porównać można do prac innych fotogra-

fików działających w tym czasie nie tylko w Polsce. Była to 

fotografia wprost, rejestrująca rzeczywistość, atrakcyjna, 

trochę estetyzująca. Były też często zaskakujące i odważne 

ujęcia. Stworzył zaskakujące, ciekawe serie prac, portrety, 

akty, pejzażowe kompozycje, prace, które go identyfiko-

wały, można było poznać, że to Kamiński. Miał swój styl. 

Żal po jego odejściu wielki...

WOJSŁAW BRYDAK
Krzysztofowi zawdzięczam zetknięcie z prawdziwą fotogra-

fią, środowiskiem, udział w sporej liczbie wystaw, słowem, 

zawdzięczam wykupienie biletu wstępu do tej magicznej 

dziedziny. 

Wiele tu powiedziano, ale i tak niewiele, wspomnienia to 

nie powieść. Z wielowątkowej działalności Krzysztofa przy-

pomnę tylko drobiazg; to Krzysztof stał za sprowadzeniem 

do sopockiego BWA portretowej wystawy Yousufa Karsha. 

Wtedy po raz pierwszy zobaczyłem te legendarne zdjęcia 

Hemingwaya, Churchilla, Eleonory Roosevelt na oryginal-

nych powiększeniach. 

Nie wiem jak odbywała się zmiana warty w wybrzeżowym 

środowisku fotograficznym, ale w pewnym momencie 

Krzysztof znalazł się na uboczu. Może wiek zrobił swoje. 

Może zabrakło umocowania w odpowiedniej redakcji? 

Dziwnie to wyglądało: rosły, sympatyczny starszy pan z cie-

płym uśmiechem, jak tylu innych. Rzadko kiedy z aparatem. 

Kto by powiedział, że podróżnik, artysta, dziennikarz, foto-

graf wyróżniony wysokimi tytułami… 

Kiedy ludzie odchodzą, wydają się jeszcze bliżsi.

ZEBRAŁA KATARZYNA KORCZAK

3.	 Krzysztof Kamiński podczas wieczoru autorskiego, luty 

2008  | fot. Erazm Felcyn |

3.
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F I L M
CZEKAJĄC NA MARSJAN
KAZIMIERZ BABIŃSKI

Zawsze chcę wiedzieć, co było „przed”, i to bez względu 

na rodzaj materii, którą się interesuję. Szczególne miejsce 

w hierarchii bytów, którym pozwoliłem się osaczyć, zajmuje 

kino. Toteż zamiast pić, palić, politykować, podsłuchiwać jak 

każdy normalny Polak, tracę z własnego wyboru pieniądze 

i czas na rekonesanse w przeszłość. 

Za sprawą pionierskiej rozprawy Z dziejów kina w Gdańsku 

w latach 1896-19451 pióra Marka Andrzejewskiego udało mi 

się wreszcie uzupełnić i uporządkować fragmentaryczne 

informacje o kulturze filmowej przedwojennego Gdańska.

Ponad dwie dekady temu poznałem prawdziwego, gdań-

skiego przedwojennego fana filmu, Leona Lendziona 

(syna Antoniego – przywódcy Polonii gdańskiej i obrońcy 

praw Polaków w Wolnym Mieście Gdańsku), lecz śmierć 

rozmówcy (2005) przerwała te wyjątkowe, wynikające 

z osobistych doświadczeń wspomnienia przybliżające 

obraz kina lat końca lat 30. ubiegłego wieku. Przeciętny, 

powiedzmy to od razu. Marek Andrzejewski utwierdził 

mnie tylko w podejrzeniach rodzących się podczas rozmów 

z Leonem Lendzionem, że Gdańsk w początkowej fazie 

rozwoju kinematografii, pomimo wzorowania się na Ber-

linie, nie należał w Niemczech do miast-pionierów kina2 

i pomimo dosyć korzystnego na początku lat 30. współ-

czynnika miejsc na 1000 mieszkańców na tle tego regionu 

Europy – „z całą pewnością nie był […] przysłowiową Mekką 

dla artystów i nie odgrywał […] w dziejach kinematografii 

niemieckiej pierwszoplanowej roli”.3 Był li tylko miejscem 

rozpowszechniania filmów i nakręcania nielicznych filmów 

dokumentalnych i oświatowych, z których część podpo-

rządkowano celom propagandowym lub reklamowym.

Konstatacje Profesora potwierdza nędza dotychczasowych 

opracowań tematu. No bo o czym pisać w przypadku zmar-

ginalizowanego w tej dziedzinie miasta? Jednak z lektury 

rozprawy wyłania się fascynujący opis, między innymi za 

sprawą drobiazgowej kwerendy autora po archiwach nie-

mieckich, owej gdańskiej „przeciętności kinowej”, ale jak 

się okazuje – solidnie osadzonej w ideologii, polityce i tak 

zwanych realiach społecznych, co doskonale uwidoczniło 

1	 Andrzejewski M., Z dziejów kina w Gdańsku w latach 1896-
1945, Gdańsk 2014.

2	 Ibid.: s. 16.
3	 Op. cit.: s. 115.

się w repertuarach kin. I to jest tu najciekawsze, bowiem 

wywraca do góry nogami potoczną wiedzę i przeświad-

czenie, jakoby na ekrany trafiały głównie

FILMY O ZABARWIENIU 
PROPAGANDOWYM
Owszem, takie też były, głównie w przededniu i latach 

wojny, jak nacjonalistyczny Heimat (1938) Carla Froelicha 

lub sławny rasistowski, przy tym znakomity warsztatowo 

Jud Süss (1940) Veita Harlana, czy antybrytyjski Ohm Krüger 

(1941) Hansa Steinhoffa, ale jak pisze M. Andrzejewski 

podstawowym czynnikiem osób (producentów, dystrybuto-

rów i właścicieli kin – K. B.) mających wpływ na [...] politykę 

repertuarową było osiągnięcie materialnego zysku. Temu 

celowi była podporządkowana oferta programowa i temu 

służyło wyświetlanie filmów mających bawić widza, trzymać 

go w napięciu, poszerzać jego horyzonty,4 

zatem w kinach dla Polaków nie wyświetlano ich (propa-

gandowych) również podczas okupacji.

Na ekranach kin gdańskich obok filmów niemieckich poja-

wiały się francuskie i amerykańskie (tych było najwięcej); 

Leon Lendzion wspominał mi o Śpiewaku jazzbandu Alana 

Croslanda, który, jak wynikało z jego relacji, mógł oglądać 

w kinie Gedania-Theater5 przy dzisiejszej ul. Łagiewniki 

nazywanym potocznie „pchlim” ze względu na hordy tych 

krwiopijców czyhające na widzów, ponadto brytyjskie, wło-

skie, okazjonalnie – polskie, austriackie, a nawet węgierskie.

Filmów polskich było bardzo mało6 ze względu na nikłe 

zainteresowanie niemieckojęzycznej społeczności Gdańska, 

ale też z powodów politycznych i ekonomicznych, więc 

prezentowano je w większości poza siecią profesjonalnych 

kin, na zamkniętych pokazach w kinach peryferyjnych 

i świetlicach; nie były też konkurencyjne, może z kilkoma 

wyjątkami, ani tematyką ani poziomem technicznym i arty-

4	 Op. cit.: s. 54
5	 Kino należało do najstarszych (działało od roku 1911 do 

1945; od roku 1942: Astoria-Theater) i najmniejszych (131 
miejsc).

6	 Zob.: Andrzejewski M., Z dziejów kina... , ss. 54-58
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1. Gazeta Gdańska z 22 września 1931

2. Repertuar kin Trójmiasta; Dziennik Bał-

tycki 27.03.1958

stycznym dla francuskich i amerykańskich, 

wywodzących się jakby nie było z dwóch 

najstarszych kinematografii świata.

Taki stan rzeczy trwał do końca II wojny 

światowej i Gdańsk pod tym względem 

nie wyróżniał się spośród innych miast 

Rzeszy. Niemcy pozostając w stanie wojny 

z niektórymi z wyżej wymienionych krajów, 

niewiele zmieniły politykę repertuarową. 

Po roku 1939 z kin stopniowo usuwano 

na przykład filmy amerykańskie, po części 

ze względu na zamykanie się tamtejszego 

rynku dla niemieckich dystrybutorów, ale 

zachowano tu umiar i proporcje, starano 

się godzić mechanizm rynkowy z ideolo-

gią i polityką zewnętrzną. Powyższe doty-

czyło też (bez wyjątku) miast okupowanej 

Polski; wywodzące się z lat wojny ze środo-

wiska warszawskiego i do dzisiaj utrwalone 

w świadomości potocznej przez powojenne 

instytucje wychowania i oświaty powie-

dzenie: „tylko świnie siedzą w kinie”, nie 

odnosiło się bynajmniej do repertuaru, 

a do postawy, którą słusznie odbierano 

jako uznającą stan rzeczy za normalny, 

zwłaszcza że dochody ze sprzedaży biletów 

przeznaczano na wsparcie Wehrmachtu. 

Zatem nic dziwnego, że zbrojne podziemie 

postrzegało bywalców kin jako kolaboran-

tów i przeprowadzało od czasu do czasu 

wymierzone w nich akcje ostrzegawcze.

Ewidentnym przykładem liberalnej poli-

tyki repertuarowej był okupowany Kraków, 

któremu Jerzy Toeplitz poświęcił szcze-

gólną uwagę, angażując się w roku 1987 

w sesję popularnonaukową poświęconą 

temu zagadnieniu. Wówczas wstrząsem 

dla jej uczestników i czytelników okazjo-

nalnej publikacji Owoc zakazany 7 okazało 

się stwierdzenie, że „uderzeniowym atutem 

dla kin pod niemiecką administracją były

7	 Semilski J., Toeplitz J., Owoc zakazany, Kra-
ków 1987

1.

2.
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FILMY POLSKIE, ZWŁASZCZA  
TE NOWE, 
a więc nieznane.8,9 W repertuarach krakowskich kin zna-

lazły się wówczas między innymi Sportowiec mimo woli 

(1939; premiera w maju 1940) Mieczysława Krawicza, Żoł-

nierz królowej Madagaskaru (1939; premiera w grudniu 

1940) Jerzego Zarzyckiego, Granica (1938) Józefa Lejtesa, 

wybitny Strachy (1938) Eugeniusza Cękalskiego i Karola 

Szołochowskiego, Żona i nie żona (1939; premiera w lutym 

1941) Emila Chaberskiego, a ze starszych – Każdemu wolno 

kochać (1933) Janusza Warneckiego i M. Krawicza, Ada to 

nie wypada (1936) Konrada Toma i wiele innych, jednakże 

w wersjach zmanipulowanych, gdyż z czołówek „usunięto 

wszystkie nazwiska niewygodne ze względu na niearyjskie 

pochodzenie twórców i dokonano tu i ówdzie, koniecznych 

cięć i skrótów.”10 

W Krakowie, podobnie jak w Gdańsku, przez ekrany prze-

winęły się filmy prawie z całej Europy. Za Owocem zakaza-

nym podaję, że w Krakowie w kinach (dla Polaków), a także 

w Warszawie, w okresie od 06 września 1939 roku do 18 

stycznia 1945 roku wyświetlono 393 filmy, w tym: 317 pro-

dukcji niemieckiej, 43 – polskiej, 15 – austriackiej, 9 – ame-

rykańskiej, 5 – hiszpańskiej, 3 – włoskiej i 1 – węgierskiej; 

najmniej, co ciekawe, z krajów będących sojusznikami 

Rzeszy, bowiem ich liczba wynikała z… fobii i rewizjoni-

stycznych poglądów ministra propagandy Josepha Goeb-

belsa.

Jak widać, Kraków będący wówczas miastem z inną struk-

turą społeczną i narodowościową niż Gdańsk podlegał tym 

samym prawom, co reszta miast włączonych do Rzeszy: 

preferowaniu w repertuarach filmu niemieckiego. Tym, co 

różniło Gdańsk od reszty okupowanych miast była prawie 

nieograniczona dostępność filmów polskich i wynika-

jąca zeń frekwencja, na przykład w Krakowie i w Warsza-

wie – bardzo duża, o czym świadczyła częstotliwość ich 

wyświetlania i liczba dni utrzymywania się na ekranach 

(Sportowca mimo woli wyświetlano 67 dni), w Gdańsku 

– ograniczona siłą rzeczy głównie do nielicznej i szykano-

wanej Polonii. 

8	 Op. cit.:, s. 8. 
9	 Tę informację oraz pozostałe liczby, których źródła nie są 

wskazane w tekście podaję za: codziennymi repertuarami 
kin, „Filmowymi Serwisami Prasowymi”, „Małymi Roczni-
kami Filmowymi” (lata 1977-1988), „Filmowymi Serwisami 
Prasowymi” (lata1960-1994), „Filmowymi Serwisami Praso-
wymi. Film Pro” (lata 1995-1996). 

10	 Op. cit.:, s. 10

Szacuje się ostrożnie, że w przedwojennym i wojennym 

Gdańsku filmy propagandowe stanowiły średnio 3-5% 

repertuaru, zaś w Generalnym Gubernatorstwie i reszcie 

okupowanego kraju – około 3%. Siła oddziaływania propa-

gandowego niemieckiego kina tkwiła zatem nie w kilku czy 

kilkunastu określonych obrazach upichconych specjalnie 

tym celu, co zawsze przynosiło i przynosi odwrotny skutek 

do zamierzonego, ale w masie i w poprzedzających projek-

cje cotygodniowych niemieckich kronikach filmowych, zaś 

w Generalnym Gubernatorstwie – Tygodnika Dźwiękowego 

Generalnego Gubernatorstwa; J. Toeplitz nazwał to celnie 

„swoistego rodzaju neutralizacją społeczeństwa”. 

Nie sposób oprzeć się pokusie pobieżnego spojrzenia pod 

tym kątem na epokę

PRL I MONOPOL PAŃSTWA 
obejmujący wszystkie sfery życia społecznego, przynaj-

mniej w pierwszej dekadzie po wojnie.

Zbliżony mechanizm cuius regio, eius religio napędzał sektor 

polityki kulturalnej z tą różnicą, że kina, jak wszystko, były 

państwowe; Lew Trocki nazywał to ironicznie „kapitalizmem 

państwowym”. Sprzeczności wewnętrzne były widoczne 

gołym okiem. Ekonomikę kinematografii traktowano jako 

element drugorzędny przedkładając nań ideologię, politykę 

i wynikającą zeń cenzurę, także obyczajową. Rozrywka, 

bawienie widza, trzymanie go w napięciu i poszerzanie 

jego horyzontów? Owszem, ale w zgodzie z pryncypiami 

ustrojowymi. 

Od zakończenia II wojny światowej do połowy lat 50. 

w repertuarach kin dominowały produkcje radzieckie, 

polskie i nieliczne tak zwanych bratnich kinematografii 

znajdujących się w orbicie wpływów ZSRR. W treści socjali-

styczne, a w formie – narodowe, cokolwiek by to znaczyło. 

Sporządzane według najlepszych wzorów i doświadczeń 

Wielkiego Brata. 

Zadekretowany w roku 1948 realizm socjalistyczny nie 

dawał zbyt wielkiego pola manewru rodzimym twórcom 

i szczelnie zamknął granice przed importem obcych kla-

sowo treści. Polska powoli upodobniała się ustrojowo do 

ZSRR. Jednakże i tu, w zalewie produkcyjniaków gloryfi-

kujących pracę, zwycięstwo, walkę o pokój, o lepsze jutro 

i obrazów partyzancko-szpiegowsko-wojennych można 

było doszukać się wyjątków, do których należał solidny 

warsztatowo Sekretarz rejkomu (1942) Iwana Pyrjewa, pierw-

szy radziecki film wyświetlony na Wybrzeżu w roku 1945 

w Gdyni w kinie Warszawa. Z polskich znacząco wyróż-

niały się: Ostatni etap (1947) Wandy Jakubowskiej, Ulica 
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Graniczna (1948) i Piątka z ulicy Barskiej (1954) Aleksandra 

Forda, Pokolenie (1954) Andrzeja Wajdy i dyptyk Jerzego 

Kawalerowicza Celuloza (1953) i Pod gwiazdą frygijską (1954); 

te obrazy miały w sobie wiele z neorealizmu włoskiego i już 

zapowiadały zmiany formalne, w tym nadejście mającej 

święcić triumfy na całym świecie szkoły polskiej. Przekaz 

propagandowy szerzono podobnie jak w III Rzeszy: głów-

nie przez filmy oświatowe i dokumentalne, w tym Polską 

Kronikę Filmową, którymi poprzedzano projekcje, i przez 

niektóre filmy fabularne, na przykład Dwie brygady (1950) 

Eugeniusza Cękalskiego, czy Niedaleko Warszawy (1954) 

Marii Kaniewskiej. 

Po odwilży, która w kulturze de facto zaczęła się lipcu 

roku 1955 od Ogólnopolskiej Wystawy Młodej Plastyki 

w Arsenale, stopniowo odchodzono od socrealizmu i ofertę 

repertuarową zaczęto uzupełniać filmami francuskimi, 

w tym znakomitymi adaptacjami klasyki literatury fran-

cuskiej, na przykład Pustelnią parmeńską (1948) Christiana 

Alberta Françoisa Maudeta, Czerwonym i czarnym (1954) 

Claude’a Autant-Lary, Nędznikami11 (1958) Jean-Paula Le 

Chanois, niektórych twórców z tak zwanych „lewego brzegu 

Sekwany”12, Dzielnicy Łacińskiej skupiającej intelektuali-

stów, którzy po II Wojnie Światowej podzielili się ideolo-

gicznie i część skręciła „na lewo”; sensacją przyciągającą 

widzów był Kochanek lady Chatterley (1955) Marca Allégreta 

z Danielle Darrieux. Ponadto włoskimi, w tym wybitnymi: 

La Strada i Niebieski ptak Federico Felliniego (przegląd kina 

włoskiego odbył się w Warszawie w marcu roku 1958), 

neutralnymi ideologicznie „made in USA”, na przykład SOS 

Titanic (1958) Roya W. Bakera i thrillerem Okno na podwórze 

(1954) Alfreda Hitchcocka oraz zachodnioniemieckimi, zna-

komitym antywojennym 08/15 (cz. I: Koszary, 1954) Paula 

Maya wg powieści Hansa H. Kirsta, który należałoby dzisiaj 

bezwarunkowo przypomnieć. Spadającą frekwencję na 

filmach radzieckich uratowało nowe medium: telewizja. 

Na przełomie lat 50. i 60. osłabła presja ideologiczna, PZPR 

rezygnowała z podporządkowania sobie wszystkich dzie-

dzin życia, zaś PRL przekształciła się z państwa totalitarnego 

w autorytarne.13 Polska stała się najbardziej liberalnym 

i otwartym państwem bloku i – jak ironicznie powiadano 

11	 Zob.: Babiński K., Mnemosyne, [w:] Autograf z roku 2019, nr 2.
12	 Zob.: Herbert R. Lottman, Lewy brzeg. Od frontu ludowego 

do zimnej wojny, przeł. J. Głuszczak, Warszawa 1997
13	 Zob.: Pilawski K., W Polsce nie było komunizmu – rozmowa z 

prof. Andrzejem Walickim, [w:] „Tygodnik Przegląd”, 2013, 02 
grudnia [online]. Protokół dostępu: https://www.tygodni-
kprzeglad.pl [12 czerwca 2019]. 

– „najweselszym barakiem w obozie”; w tej ulicznej mądro-

ści było sporo racji, bowiem nie tylko w kinach powiało 

Zachodem; w Gdańsku w hali stoczni odbyły się koncerty 

zespołów The Hollies i The Luvvers z piosenkarką Lulu 

(Shout), zaś w Warszawie – The Rolling Stones, ale wcze-

śniej… zlikwidowano 2 niewygodne „rewizjonistyczne” 

tygodniki: „Nową Kulturę” i „Przegląd Kulturalny”, więc… 

„równowaga została zachowana”.

Na ekrany trafiły wówczas między innymi arcydzieło Felli-

niego Słodkie życie (1960), Teresa Desqueyroux (1962) Geor-

gesa Franju, Samotność długodystansowca (1962) Tony`ego 

Richardsona, legendarny Dwa złote colty (1959) Edwarda 

Dmytryka, muzyczne: Nigdy w niedzielę (1960) Julesa Dassina 

i bijące rekordy frekwencji Chcemy się bawić (1961) Sidneya 

J. Furiego z Cliffem Richardem i zespołem The Shadows 

oraz owiany legendą Noc po ciężkim dniu (1964) Richarda 

Lestera z zespołem The Beatles w roli głównej.

3. Plakat przeglądu filmów włoskich

3.
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Zaczął się i w najlepsze trwał festiwal interesującego, 

popularnego i artystycznego, przy tym zróżnicowanego 

gatunkowo, chociaż spóźnionego o kilka lat kina euro-

pejskiego i amerykańskiego, który w następnych deka-

dach poszerzano o filmy kinematografii egzotycznych, 

między innymi z Ameryk Południowej i Środkowej (pre-

zentowane głównie w dyskusyjnych klubach filmowych 

i kinach studyjnych) i z Dalekiego Wschodu; po upadku 

ekipy Władysława Gomułki zwrot w stronę Zachodu został 

przejęty przez ekipę Gierka z dobrodziejstwem inwenta-

rza i utrzymany.

BOJKOTOWANIE FILMÓW  
ZZA WSCHODNIEJ GRANICY
należało wówczas do dobrego tonu, ale część z nich, co 

paradoksalne, okazała się najwyższej światowej próby, 

o wysokich walorach artystycznymi, głębokim humani-

stycznym przesłaniu i znakomitym warsztacie. Trudno ina-

czej mówić, niż w samych superlatywach o takich filmach 

jak Iwan Groźny (1944) Sergiusza Eisensteina, Cichy Don 

(1957) Siergieja Gierasimowa, Lecą żurawie (1957) Michaiła 

Kałatozowa, Los człowieka (1959) Sergieja Bondarczuka, 

Hamlet Grigorija Kozincewa (1964), Syberiada (1979) Andrieja 

Konczałowskiego i wielu innych stworzonych przez między 

innymi Gleba Panfiłowa, Andrieja Tarkowskiego, Ilię Awer-

bacha, Nikitę Michałkowa, które pojawiały się na ekranach 

kin i telewizorów, i które docenił Zachód, nagradzając je 

na prestiżowych festiwalach „palmami”, „lwami”, „niedź-

wiedziami” i FIPRESCI. Nawet Lenin w październiku (1937) 

Michaiła Romma uznany wówczas za ekstremum propa-

gandy i zestawiany w negatywnym kontekście ze świetnym 

skądinąd dokumentem Triumf woli (1936) Leni Riefensthal 

okazał się po zweryfikowaniu przez czas klasycznym inte-

ligentnym studium manipulacji historią, polityką i – by 

posłużyć się określeniem wymyślonym przez Ėmile’a Dur-

kheima – świadomością zbiorową.

Odwrócenie się od nich, lekceważenie, ignorowanie i oka-

zywana zeń pogarda w imię zamanifestowania przeko-

nań były błędami porównywalnymi tylko z wyrzuceniem 

z obiegu społecznego dzieł Tołstoja, Szołochowa, Dosto-

jewskiego, Puszkina i innych tytanów literatury rosyjsko-

języcznej, które jako adaptacje trafiały na rodzime ekrany. 

Znalazło to bolesne odzwierciedlenie w statystykach fre-

kwencji. 

Dla przykładu w roku 1977 wśród 20 filmów o najwyższej 

frekwencji nie było ani jednego radzieckiego, chociaż na 

ekrany trafiły wówczas między innymi dwa premierowe 

wybitne dzieła Wniebowstąpienie (1977) Łarisy Szepitko 

i Tabor wędruje do nieba (1976) Emila Loteanu, które znala-

zły się na liście na pozycjach 63 i 65. A otwierały ją Kochaj 

albo rzuć Sylwestra Chęcińskiego i spóźniony o 3 lata od 

premiery Płonący wieżowiec (1974) Johna Guillermina; wów-

czas do kin weszło 210 filmów, w tym: 45 z ZSRR, 34 polskie 

(w tym archiwalne), 24 francuskie, 17 z USA, 11 czechosło-

wackich, 9 włoskich, po 8 – angielskich, wschodnionie-

mieckich, jugosłowiańskich i węgierskich, 7 japońskich, 

po 6 – rumuńskich i bułgarskich, 5 zachodnioniemieckich, 

ponadto – po 1 lub 2 z: Kuwejtu, Iranu, Indii, Senegalu, 

Wietnamu, Algierii, Hiszpanii, Brazylii, Finlandii, Szwecji, 

Danii i Norwegii.

Na tym przykładzie, dającym się uogólnić na całą dekadę 

lat 70., widać wyraźnie dwa zjawiska: pierwsze to zauwa-

żalna elastyczność polityki repertuarowej wynikającej, co 

ważne, ze zliberalizowania cenzury; uwolniono na przykład 

polskie filmy zatrzymane przez poprzednią ekipę, między 

innymi Słońce wschodzi raz na dzień (1967) Henryka Kluby 

i Dancing w kwaterze Hitlera (1968) Jana Batorego. Zmiany 

były widoczne też w ofercie filmów z tak zwanego, by 

użyć tu stosowanego wówczas eufemizmu: „drugiego 

obszaru płatniczego”, w tym z Jugosławii. Pomimo reper-

tuaru nadal opartego na filmach radzieckich i polskich 

oraz z krajów bloku i z mało znaczących kinematografii 

pozaeuropejskich, nastąpiło drugie, niespotykane po 

dwóch dekadach kolejne otwarcie na kino francuskie 

jako pochodna prozachodniej polityki Edwarda Gierka 

i jego młodości spędzonej we Francji; bieżący reper-

tuar uzupełniano wieloma okazjonalnymi i limitowanymi 

(uczestnictwo w kulturze wymaga wtajemniczenia) prze-

glądami kinematografii narodowych. W ten oto sposób 

na ekranach naszych kin pojawiły się dosyć reprezenta-

tywne ich zestawy: angielskiej (grudzień 1976), brytyj-

skiej (październik 1978), cyklicznych: tygodnia krytyki 

filmowej, warszawskiego tygodnia filmowego, ponadto 

– przeglądu filmów krajów nadbałtyckich (wrzesień 1976), 

legendarnych już „konfrontacji”, zwanych pompatycznie 

„przeglądem filmów świata”, które przetrwały do roku 

1990 i z dzisiejszej perspektywy są niezwykłym zjawiskiem 

kulturowym i socjologicznym. To podczas tych wydarzeń 

pojawiały się nowości i przemykały niczym meteory na 

jednorazowych projekcjach, w tym premiery ważnych 

filmów, o których pisali zachwyceni krytycy (wtajemni-

czeni) w codziennej i w branżowej prasie. 

Tę tradycję kontynuowano z powodzeniem w kolejnej deka-

dzie. Rok 1981 przyniósł spotkanie z tak „egzotyczną” kine-
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matografią jak belgijska14 (październik ‘81), podczas którego 

zaprezentowano między innymi Ziemię Alexisa Droevena 

(1981) Jean-Jacquesa Andriena, dramat społeczny z Jerzym 

Radziwiłowiczem w roli głównej, i komedię Franz (1971) 

Jacqesa Brela, wybitnego kompozytora, barda i aktora.

W stanie wojennym, pomimo wielu ograniczeń, uciążli-

wości i niedoborów utrudniających społeczeństwu funk-

cjonowanie, starano się zachować pozory normalności 

życia kulturalnego. Po miesiącu od wprowadzenia stanu 

wojennego przywrócono działalność instytucji kultury, 

w tym niektórych trójmiejskich kin: Leningradu, Bajki, Polo-

nii i Warszawy, jednak repertuarowe „rozpasanie” mocno 

przyhamowano. W połowie stycznia 1982 na ekrany tra-

fiło raptem 8 filmów, w tym 6 polskich (nie najnowszych), 

między innymi Zmory (1979) Wojciecha Marczewskiego, 

14	 Zob.: Babiński K., W poszukiwaniu autentyzmu, [w:] Głos Wy-
brzeża z roku 1981, nr 216.

1 japoński i 1 angielski. W kolejnych miesiącach przywra-

cano działalność pozostałych. Repertuar był mieszanką 

„nowości” sprzed kilku lat z przewagą kina archiwalnego. 

W maju spośród oferty prawie 20 filmów z 9 krajów można 

było wybrać się na amerykański musical Lekkoduch (1936) 

George’a Stevensa, brazylijski O’Cangaceiro (1953) Limy Bar-

reto, a także „odświeżyć” sobie 08/15. Koszary i Niebieskiego 

ptaka. W połowie roku odbyło się Gdańskie Lato Filmowe, 

podczas którego pokazano między innymi Wejście smoka 

(1973) Roberta Clouse’a, Przeminęło z wiatrem (1939) Vic-

tora Fleminga, Zemstę po latach (1980) Petera Medaka i… 

prawie nowy, ponadczasowy z dzisiejszej perspektywy 

4. Karnet. Konfrontacje | archiwum autora |

5. Kina woj. gdańskiego i elbląskiego, Dziennik Bałtycki 

18.01.1982

4.
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Czas apokalipsy (1981) Francisa F. Coppoli; w tym ostatnim 

przypadku tytuł odzwierciedlał jak nigdy przedtem rze-

czywistość pozafilmową i nieoczekiwanie nabrał nowego 

znaczenia przez odniesienie do konkretnego momentu 

dziejowego „tu i teraz”, co można dostrzec na klasycznej 

już fotografii Chrisa Niedenthala: zderzenie gigantycznej 

reklamy filmu na budynku kina Moskwa w Warszawie z czoł-

giem na ulicy. Dla przeciwwagi na ekranach pojawiły się 

filmy z „bratnich” kinematografii, by wspomnieć przegląd 

filmów wschodnioniemieckich z okazji święta narodowego 

NRD, który odbył się w październiku roku 1982; w zestawie 

był cieszący się sporym zainteresowaniem młodej widowni 

western Ulzana, wódz Apaczów (1974) Gottfieda Kolditza, 

spóźniona o dekadę odpowiedź na serię zachodnionie-

mieckich filmów Haralda Reinla o przygodach Winnetou.

Rok później powróciły przeglądy kinematografii naro-

dowych: japońskiej (198), szwedzkiej (maj 1986), filmów 

nagrodzonych na narodowych festiwalach krajów socjali-

stycznych (1986), norweskiej (grudzień 1987) i były kontynu-

owane w niezmienionej formie „konfrontacje” i „tygodnie”. 

Ofertę ambitnego, artystycznego, ale niszowego kina 

uzupełniały dyskusyjne kluby filmowe i kina studyjne oraz 

różne akademie filmowe przy domach kultury. Niezależnie 

od tych wydarzeń odbywały się jak zwykle codzienne pro-

jekcje zaplanowanego repertuaru. Powoli liberalizowano 

system, który i tak ulegał erozji, odchodzono od pryncypiów 

ustrojowych i łagodzono cenzurę15.

Roczny bilans roku 1987 warto porównać z przytoczonymi 

wyżej danymi z roku 1977: na ekrany kin weszło tylko 160 

filmów, z czego najwięcej polskich: 40, 33 radzieckie, po 

15: amerykańskich i czechosłowackich, po 7: koreańskich 

i bułgarskich, resztę stanowiła drobnica: między innymi 

3 z Francji (Gierka odsunięto od władzy), Włoch, Kuby, 

Wietnamu i Chin. Znamienne jest to, że repertuar kin tak 

wyraźnie, jak nigdy po roku 1945, odzwierciedlał kruchą 

geopolitykę tej części Europy, w tym – słabnięcie ZSRR 

i sygnalizował nadciągające zmiany, między innymi licz-

bowym wzrostem (w stosunku do poprzedniej dekady) 

kina amerykańskiego i mającą nadejść erę jego dominacji.

Listę filmów o największej frekwencji w roku 1987 otwierały: 

Elektroniczny morderca (wł.: Terminator, 1984) Jamesa Came-

rona i Nad Niemnem, cz. I (1986) Zbigniewa Kuźmińskiego, 

a dopiero na miejscu 30 jako „1” kina radzieckiego znalazło 

się uwolnione przez cenzurę znakomite dzieło Pokuta (1984) 

15	  Zob.: Zarys dziejów politycznych Polski 1944-1989, Warszawa 
1992, s. 207 i następne

Tengiza Abuladze, groteskowe studium władzy absolutnej. 

Na kolejnych: 59 – niezły komediodramat Goniec (1986) 

Karena Szachnazarowa, 78 – świetny Temat (1979) Gleba 

Panfiłowa (uwolniony po 5 latach przez cenzurę i nagro-

dzony Złotym Niedźwiedziem na Festiwalu Filmowym 

w Berlinie w roku 1987), 85 – intrygujące i też „po przej-

ściach” Pożegnanie (1983) Elema Klimowa, 92 – wystawny 

Borys Godunow (1986) Siergieja Bondarczuka, a na 141 – bio-

graficzny, solidny Cziczerin (1986) Aleksandra Zarkhiego; 

warto wspomnieć tu również o niepokojącym obrazie 

science-fiction Listy martwego człowieka (1986) Konstan-

tina Łopuszanskiego wg prozy Borysa Strugackiego, uho-

norowanym Grand Prix na Międzynarodowym Festiwalu 

Filmowym Filmów Dokumentalnych i Krótkometrażowych 

w Bilbao, który wówczas przemknął po naszych ekranach 

przy nikłej widowni. 

A teraz najciekawsze: wśród filmów o największej frekwen-

cji w Polsce od roku 1950 do końca dekady lat 80. tylko 

1 (słownie: jeden) obraz produkcji radzieckiej znalazł się 

w pierwszej dwudziestce: wybitny Cichy Don (1957) Ser-

giusza Gierasimowa.

Siła oddziaływania kina radzieckiego, podobnie jak niemie-

ckiego, miała tkwić w masie, jednakże ono, w odróżnieniu 

od pośpiesznie kręconych, błahych i niewartych pamięta-

nia filmów serwowanych widzom Rzeszy, Wolnego Miasta 

Gdańska i później – okupowanej Polski, było, co warto raz 

jeszcze powtórzyć, kinem (pomimo rażącego, głównie 

5.
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w batalistyce patosu) docenianym przez jurorów liczących 

się światowych festiwali filmowych, często nagradzanym 

i wyróżnianym. Dzisiaj widać wyraźnie, że świetnie wytrzy-

mało próbę czasu i na trwałe zapisało się, czy ktoś chce, czy 

nie, w powszechnej historii sztuki filmowej.

PO UPADKU SYSTEMU 
I TRANSFORMACJI USTROJOWEJ
kina stały prywatne, a najważniejszym kryterium doboru 

filmów – ekonomika. Po krótkim kryzysie wynikającym 

z utraty monopolu na rozpowszechnianie filmów w związku 

z niespotykanym rozwojem konkurencji w postaci telewizji, 

w tym satelitarnej i kablowej, Internetu i indywidualnych 

nośników rejestrowania, przechowywania i odtwarzania 

obrazów, wyszły z zapaści i odzyskały dawną pozycję dzięki 

coraz doskonalszym formom przekazu nieosiągalnym 

w domowych warunkach. Testem i cenzorem dla właści-

cieli kin i dystrybutorów okazał się wolny rynek i ryzyko 

finansowe. Do kin, a po ich zlikwidowaniu (ze szkodą dla 

małych miejscowości) – do multikin trafiały i trafiają głów-

nie produkcje i superprodukcje amerykańskie „made in 

Hollywood”, których wyczekiwały i wypatrywały niczym 

zbawienia lub ziemi obiecanej dwa pokolenia kinofilów 

urodzonych po wojnie: gwarantowane, bo niewysychające 

źródło dochodów.

W zamykającym dekadę roku 1989 wśród 20. filmów 

o największej frekwencji, a więc dochodach (w okresie od  

1 stycznia do 28 października) było aż 14 produkcji USA, 

5 polskich i 1 angielski (w koprodukcji z USA). Listę otwie-

rał Wirujący seks (wł.: Dirty Dancing, 1987) Emile Ardolino, 

a zamykała Szklana pułapka (1988) Johna McTiernana; 

zaszczytne 2 miejsce przypadło Panu Kleksowi w kosmo-

sie (1988) Krzysztofa Gradowskiego. W roku 1993 w tym 

samym okresie rekord frekwencji należał do infantylnego 

jak jego twórca Parku Jurajskiego (1993) Stevena Spielberga, 

na który wybrało się prawie 2,3 mln widzów. W pierwszej 

dwudziestce filmów o największej frekwencji było 17 ame-

rykańskich i 3 polskie: na miejscu 10: Psy (1992) Władysława 

Pasikowskiego, na 16: Uprowadzenie Agaty (1993) Marka 

Piwowskiego, na 17: Trzy kolory. Niebieski (1993) Krzysz-

tofa Kieślowskiego. Spójrzmy jeszcze na rok 1996 (także 

od stycznia do października): tu rekordzistą jest Dzień nie-

podległości (1996) Rolanda Emmericha z frekwencją ponad 

1 mln widzów. Na liście 30 filmów o największej frekwen-

cji przodowały Stany z 27 produkcjami. Listę dopełniały  

6. Okładka katalogu filmów KONFRONTACJE `90 | archiwum 

autora |

6.
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3 polskie: na miejscu 10 – Tato (1995) Macieja Ślesickiego, 

na 12 – Słodko gorzki (1993) Władysława Pasikowskiego, na 

17 – Girl Guide (1995) Juliusza Machulskiego. 

Można dalej analizować kolejne lata, ale prościej jest zawie-

rzyć algorytmowi i spuentować to zwrotem „koń jaki jest, 

każdy widzi”, bowiem od 3 dekad mamy do czynienia 

z repertuarem, który w swojej masie odwołuje się wyłącznie 

do pierwotnej, zabawowej funkcji kina, lecz bez „posze-

rzania horyzontów“ widza i jest nastawiony na „osiąganie 

materialnych zysków“, w czym przypomina pozaklasową 

niemiecką sieczkę serwowaną w III Rzeszy. Bez wątpienia 

mamy tu do czynienia z globalnym zjawiskiem, widocz-

nym w mniejszych i średnich krajach, które można nazwać 

„okupacją monokulturową“; z definicji „monokultury“ odno-

szącej się li tylko do systemu rolniczego wynika, że „jest to 

uprawianie roślin tego samego gatunku przez wiele kolej-

nych lat na tym samym polu, co prowadzi do wyjałowienia 

gleby, zmiany jej struktury oraz nadmiernego rozwoju 

szkodników, patogenów i chwastów“. 

Wspólnym mianownikiem łączącym tę epokę z poprzed-

nimi jest hegemonia, dominacja, czy inny (jak zwał, tak 

zwał) protektorat zakładający (skądinąd słusznie) możliwość 

sformowania powolnego mu odbiorcy i konsumenta przez 

opracowane do perfekcji niczym w korporacji techniki 

manipulowania świadomością, zniewalania i uzależnia-

nia, by go „podkarmić, ale nie nasycić“. Zatem kino jako 

takie nie może być w żaden sposób wolne od propagandy 

rozumianej jako „celowe działanie zmierzające do ukształ-

towania określonych poglądów i zachowań zbiorowo-

ści ludzkiej lub jednostki“. Dzisiejsi sternicy świadomości 

wydają się o wiele groźniejsi od niegdysiejszych, gdyż są 

niewidzialni. W przestrzeni publicznej nie ma emblematów, 

a więc przedmiotów lub znaków graficznym symbolizują-

cych ich powiązania z systemem społeczno-politycznym, 

ideologią bądź jakąkolwiek doktryną; być może tym da się 

wyjaśnić tak krótki okres (połowa epok niemieckiej a potem 

radzieckiej) wdarcia się do masowej wyobraźni i zmiany 

narzędzia komunikacji: języka, zaś w ślad za tym – kultury. 

Jej „makdonaldyzacja”, nadrzędność obrazu nad słowem 

i pozbawienie wtajemniczenia stały się faktem, a więc udało 

się im dokonać tego, czego nie zdołali poprzednicy. W ten 

sposób zostaliśmy prawie odcięci od narodowych kinema-

tografii krajów europejskich, w tym kina rosyjskiego, a także 

kina dokumentalnego, niszowego i eksperymentalnego. 

Niewielką pociechą jest traktowanie oferty kin jako jednej 

z wielu, chyba że komuś tu i teraz bardzo zależy na nowo-

ściach. Konkurencja w porównaniu do dekad lat 70. i 80., 

gdy państwo było monopolistą jest, co paradoksalne, 

bardzo słaba. Widać to wyraźnie np. w pakietach filmowych 

(z wyjątkiem Cinemaxa i FilmBox Arthouse) oferowanych 

przez płatne platformy cyfrowe telewizji satelitarnych, któ-

rych repertuary są zbudowane w głównej mierze z powta-

rzanych co miesiąc amerykańskich superprodukcji o różnych 

„supermenach”, „terminatorach“, „batmanach“, „spiderma-

nach” i im podobnych wyzwolicielach i zbawcach świata 

„ode złego“, filmów akcji opartych na schemacie „zabili go 

i uciekł“ lub infantylnych komedii romantycznych i familij-

nych; także internetowe platformy filmowe i sklepy oferu-

jące płyty DVD nie odstają od normy. Gdzie w tym miejsce 

na klasykę i kino polskie? 

Nieliczne małe kina studyjne, np. uczelniane i samorządowe 

starają się ratować resztki kultury filmowej przed całkowi-

tym upadkiem sprowadzając wybrane obrazy z różnych 

przeglądów, to na przykład „Nowe Horyzonty“ lub „Sputnik 

nad Polską“, i organizując własne przy wsparciu ambasad, 

instytutów, fundacji, międzynarodowych stowarzyszeń itp.

KAZIMIERZ BABIŃSKI

Włodzimierz Cygan Zimne ognie | tkanina, 175 x 350 cm, 2011 |
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R E C E N Z J A
ARKADY, SYN ARKADEGO
ROMAN WARSZEWSKI

GDY PŁONIE AMAZONIA, BARDZIEJ 
AKTUALNĄ KSIĄŻKĘ TRUDNO SOBIE 
WYOBRAZIĆ
Arkady Radosław Fiedler, syn legendarnego pisarza 

i podróżnika Arkadego Fiedlera, dokładnie w 80 lat po 

wyprawie swego ojca, która doprowadziła do napisania 

kultowej książki Ryby śpiewają w Ukajali, wraz z grupą przyja-

ciół udaje się do Amazonii. Jego wybór pada na pogranicze 

Peru i Boliwii – słynny rezerwat biosfery Madidi. 

To nie pierwsza egzotyczna eskapada Arkadego Radosława. 

Zdecydowanie poszedł w ślady swego ojca. Od lat podró-

żuje. Od lat pisze na ten temat świetne książki. Spenetrował 

już świat Majów z Jukatanu i z okolic miasta San Cristobal 

de las Casas w Meksyku. Przemierzył Iran. Był w wysokich 

Andach. Teraz kolej na selwę, puszczę, Amazonię. 

Rezultatem tej podróży jest Sumienie Amazonii – książka 

niepowtarzalna i niezwykła. Obcując z amazońskim Wielkim 

Lasem, Arkady Radosław doznaje bardzo wielu głębokich 

wzruszeń i nie obawia się o nich opowiadać. Czyni to z dużą 

gracją i niepospolitą otwartością. Z jednej strony są to 

refleksje osoby, która od lat jest obyta z podróżowaniem, 

a z drugiej – w jego rozważaniach nie brak jakże cennej 

świeżości nowicjusza.

Po pierwsze – w amazońskim gąszczu odnajduje on 

duchowy ślad wielbionego przez siebie ojca. Czuje, że 

przed 80 laty jego tata (specjalnie używam tego zdrob-

nienia, bo Arkady Radosław momentami przemawia wręcz 

głosem nastolatka, co jego świadectwo czyni jeszcze bar-

dziej autentycznym) w tej puszczy odnajdywał to samo, 

z czym on jest teraz konfrontowany i że najpewniej bardzo 

podobnie, czy wręcz tak samo, postrzegał to, co go wów-

czas otaczało. 

Arkady Radosław Fiedler pisze: 

Doświadczam (…) podobnej sytuacji, co kiedyś mój Ojciec, 

czuję ogromne braterstwo dusz, jakbym to ja był Nim, 

a On mną. Czuję to dzięki tej wspaniałej puszczy, godnej 

respektu, która w przypadku moich związków z Ojcem 

staje się jak gdyby katalizatorem ojcowsko-synowskiej 

więzi i tym samym wspólnych pasji, wyznaczających nasze 

życiowe kierunki.(…). 

Właśnie 

(…) tak układają się koleje losu mojej rodziny, począwszy 

od mego Ojca. (…) Naszym przeznaczeniem [jest] jeździć 

w daleki świat, i (…) przywozić jego niebagatelne cząstki do 

rodzinnego muzeum podróżniczego znanego na cały kraj. 

(Chodzi o Muzeum–Pracownię Literacka Arkadego Fied-

lera oraz otaczający ją Park Tolerancji w podpoznańskim 

Puszczykowie.)

Po drugie – otaczającą go puszczę Arkady Radosław 

odczuwa jako wielki żywy organizm. Jako wielką żywą 

istotę. Partnera, a raczej partnerkę, z którą nieustannie 

prowadzi dialog. Czytamy: 

(…) Puszcza przerabia nas wszystkich (…) na swoją modłę. 

Jakby wpuszczała do naszych krwioobiegów całą swoją 
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istotę i nie chodzi tu wcale o codzienne zatruwanie krwi 

jadem komarów czy dokuczliwych os, lecz o siłę jej wpływu 

na nasze umysły. Puszcza wkłada całą siebie do naszych 

głów. Siłę z pogranicza transcendencji. Czasem myślę, że 

ten niezmierzony i nie do końca zbadany organizm, jakim 

jest Amazonia, ma w sobie jakiś pierwiastek, co prawda 

nie zawsze anielski. I to on przenika do naszej jaźni (…). 

Steruje myślami i zaraża. To prawda, że kiedy raz dotkniesz 

Amazonii, a ona z kolei dotknie ciebie gorącym ramieniem, 

jak podniecona kobieta – będziesz już innym człowiekiem. 

Trudno powiedzieć, czy lepszym, czy gorszym. Na pewno 

innym.

Czytałem wiele książek o Amazonii, ale chyba żadna z nich 

nie jest napisana tak obrazowo i tak sugestywnie, jak 

Sumienie Amazonii. To książka, w której nie ma zbędnych 

zdań, a tym bardziej akapitów. Autor na swoją bohaterkę 

– puszczę – potrafi spojrzeć w sposób zaskakująco świeży 

i odkrywczy. 

Czytamy: 

Całkowita odrębność Amazonii od innych miejsc na Ziemi 

jest faktem bezspornym. Silva rerum gatunków roślinnych 

i zwierzęcych sprawia, że człowiek ma prawo poczuć się 

tu, jakby żył na niezwykłej planecie z filmu Avatar Jamesa 

Camerona. Wspaniałemu uczuciu obcowania z czymś tak 

bezprzykładnie fenomenalnym jak puszcza amazońska 

towarzyszy, niestety, stała obawa, dręcząca jak zły sen. Nie 

o to, że pogryzie mnie jaguar lub ukąsi jadowity wąż, ale 

o to, czy puszcza przetrwa ludzkie zakusy na jej bogactwa. 

Mój syn Arkady Paweł oraz córka Diana i Marysia jesz-

cze zdążą zachwycić się jej rzucającą na kolana potęgą, 

lecz czy zdąża ich dzieci, a moje wnuki, o prawnukach nie 

wspominając?

Niepokój o to, co dalej z Amazonią, jest stałym elementem 

tej niezwykłej książki. Arkady Radosław Fiedler nie jest zwo-

lennikiem taniego optymizmu, ale jednocześnie uważa, że 

nie wszystko jest jeszcze stracone. 

Słucham jej głosów jak natchniony (…) – pisze. – Nie śnię, 

lecz naprawdę uczestniczę w jej życiu. Ona ciągle tu jest, 

dzika, szalona, niesforna puszcza. Chociaż pazerny Homo 

sapiens podgryza ją ze wszystkich stron, nie chce zejść 

z naszej planety. Trzyma się jej kurczowo i nie zamierza 

zostać wspomnieniem. (…) Jest wielkim spójnym i złożo-

nym organizmem, który mimo otrzymanych razów broni 

się jak może. Amazońska puszcza nie może podzielić tra-

gicznych losów mastodontów, mamutów, czy naszych 

turów, olbrzymich, mocarnych zwierząt wymiecionych 

z powierzchni globu ludzka drapieżnością.

Nie może?

Na razie płonie.

ROMAN WARSZEWSKI

Arkady Radosław Fiedler, Sumienie Amazonii, Bernardinum 2018

Włodzimierz Cygan Czarne skrzynki | tkanina, 140 x 140 cm, wariant, 2017 |
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A R T Y S T A  A U T O G R A F U

Studiował w latach 1974-80 na Wydziale Wzornictwa Prze-

mysłowego Wyższej Szkoły Sztuk Plastycznych w Łodzi 

(dzisiaj Akademia Sztuk Pięknych im. Władysława Strze-

mińskiego). Po studiach skupił się na tkaninie artystycznej. 

W latach 1991-1998 pełnił funkcję wydawcy i redaktora 

naczelnego magazynu „Text i Textil”, którego był twórcą. 

Od 1992 jest członkiem komitetu redakcyjnego „Fibres & 

Textiles In Eastern Europe”. W latach 1994-2008 był kierow-

nikiem Pracowni Tkaniny Artystycznej w Akademii Sztuk 

Pięknych w Gdańsku. W 2002 uzyskał tytuł profesora. Teraz 

jest kierownikiem Pracowni Tkaniny Unikatowej Akademii 

Sztuk Pięknych w Łodzi.

Bierze aktywny udział w życiu wystawienniczym w kraju 

i za granicą. Jest laureatem wielu prestiżowych nagród, 

między innym nagrody Międzynarodowego Sekretariatu 

Wełny na II Międzynarodowym Konkursie Tkaniny w Kyoto 

w 1989, w 1995 otrzymał medal Związku Artystów na VIII 

Międzynarodowym Triennale Tkaniny w Łodzi, na XII Mię-

dzynarodowym Triennale zdobył Grand Prix, w 2010 otrzy-

mał brązowy medal na International Fiber Art Exhibition .

Prace jego znajdują się w kolekcjach krajowych i zagra-

nicznych: Centralnego Muzeum Włókiennictwa w Łodzi, 

Stołecznego Biura Wystaw Artystycznych, Muzeum Miasta 

Gdyni, Museum Tuch + Technik w Neumünster (Niemcy), 

Ny Carlsberg Fondet Copenhagen (Dania), Fiber Art Syner-

gie Collection (Francja).

W Ł O D Z I M I E R Z  C Y G A N

Włodzimierz Cygan, z cyklu „Szczególne związki” | tkanina, 50 x 70 cm, detal, 2017 |
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Kiedy zastanawiałam się nad tytułem wystawy tkaniny 

Włodzimierza Cygana, pomyślałam o tym cytacie z jego 

wywiadu, ponieważ najpełniej określa osobowość artysty, 

rodzaj aktywności życiowej nierozerwalnie sprzężonej ze 

sztuką. Wyraża też ideę twórczości jako niekończącej się 

drogi w dążeniu do pokonywania kolejnych ograniczeń, 

wyznaczania nowych celów w nieustannym ruchu, który 

jest warunkiem nowego początku. 

Obecność Włodzimierza Cygana w Galerii Refektarz 

w Kartuzach nie była przypadkowa. Wątek sztuki włókna 

jest bowiem stale obecny w programie Galerii. Pozwala 

odbiorcy śledzić jak dalece zmieniło się klasyczne poj-

mowanie tej dyscypliny, historycznie kojarzone głównie 

z gobelinem i warsztatem tkackim. Od 2004 Galeria konty-

nuuje program cyklicznych wystaw towarzyszących Mię-

dzynarodowemu Triennale Tkaniny Artystycznej w Łodzi 

i Baltic Mini Textile w Gdyni. W ramach tego cyklu odbyły 

się wystawy między innymi: Jolanty Rudzkiej-Habisiak, 

Janiny Stokowskiej, Marii Aftanas-Jujki, Krystyny Gronow-

skiej-Wantuch, Aleksandry Bibrowicz-Sikorskiej. Szczegól-

nie ważną w tym cyklu była wystawa Jolanty Owidzkiej 

w 50-lecie jej twórczości (czerwiec-lipiec 2013), na której 

znalazły się najważniejsze w jej dorobku prace, także te 

z lat 60. i 70., kiedy to należała do czołówki artystów ini-

cjujących w tkactwie nowe kierunki. W jej wypadku były 

to inspiracje malarskie, widoczne w sposobie budowania 

formy, faktury i koloru. 

Czas eksperymentów lat 60. i 70. był niewątpliwie otwar-

ciem drzwi do dalszych przemian, które poszły o wiele 

dalej, czyniąc miniony okres historycznym. Stanowił ważny 

kontekst dla indywidualnej drogi artystycznej Włodzi-

mierza. Jego obecność w Refektarzu była więc ważnym 

ogniwem w cyklu wystaw, prezentujących różne aspekty 

współczesnej tkaniny, ale też ważna była ze względu na 

gdański epizod w zawodowej drodze artysty. W latach 

1994-2008 był kierownikiem Pracowni Tkaniny Artystycznej 

w Akademii Sztuk Pięknych w Gdańsku. Gdańska tkanina 

A R T Y S T A  A U T O G R A F U
„W DRODZE”
ZOFIA WATRAK

Z PRZYSTANKAMI GDAŃSK I KARTUZY 

Jest w uprawianiu tkaniny coś tak naturalnie ludzkiego jak umiejęt-

ność chodzenia. Idę, odkąd pamiętam. Najlepiej mi się myśli, gdy idę. 

Włodzimierz Cygan

w tym czasie ma już dawno za sobą sukcesy, głównie 

w tkaninie drukowanej. Tradycja ta w sposób naturalny 

związana była z malarzami kolorystami. To oni preferowali 

malarskie techniki w tkaninie, zwłaszcza sitodruk i kołtryny. 

Z ich połączenia powstał w 1951 Zakład Tkanin Państwowej 

Wyższej Szkoły Sztuk Pięknych. Jego wieloletnim kierow-

nikiem była Józefa Wnukowa. Sukcesy zakładu wiązały się 

z dużymi zamówieniami państwowymi na wielkoforma-

towe tkaniny okolicznościowe, przeznaczone na plenerowe 

imprezy masowe a także jako dekoracje do wnętrz uży-

teczności publicznej. Powiązane były z propagandowymi 

funkcjami sztuki narzucanymi przez rząd i partię. 

Zwrot ku technice tkactwa klasycznego dokonał się dopiero 

w 1972. Impulsem był sukces polskich tkaczy na kolejnych 

edycjach Międzynarodowego Biennale Tkaniny w Lozannie 

(pierwsza edycja w 1962). Była wśród nich wspomniana 

już Jolanta Owidzka. Szkoła gdańska pominęła jednak 

nowoczesne tendencje wpływu współczesnej sztuki, wpi-

sując się w zachowawczy nurt gobelinu. Uruchomienie 

warsztatów tkactwa klasycznego wiodło przez malarstwo 

w formie monumentalnej dekoracji według projektu mala-

rzy. Realizacja dużego projektu gobelinów dla Filharmonii 

Pomorskiej w Bydgoszczy, sprowadziła pracownię do manu-

faktury, wykonującej kopie gotowych obrazów czołowych 

malarzy gdańskich lub realizacje projektów przez malarzy 

wykonanych. Byli wśród nich Kazimierz Ostrowski, Kiejstut 

Bereźnicki, Kazimierz Śramkiewicz, Mieczysław Olszew-

ski. Skomplikowana technologia tkanin drukowanych, 

co było znakiem firmowym uczelni i wtórność realizacji 

gobelinów zniechęciła studentów do pracowni. Ponadto 

spadło zainteresowanie wielkoformatowymi realizacjami 

dekoracyjnymi, uzależnionymi od zamówień publicznych. 

Pracownia przeżywała kryzys. 

Fakt, że ogłoszono konkurs na kierownika Pracowni Tkaniny 

Artystycznej PWSSP w Gdańsku i że wygrał go artysta spoza 

środowiska, a był nim Włodzimierz Cygan z Łodzi, świad-

czył o tym, że na uczelni odczuwano już potrzebę zmian. 
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Grunt pod te przemiany przygotowała Bernarda Świderska, 

która objęła pracownię po odejściu Józefy Wnukowej. Ist-

niało też silne środowisko, zainteresowane tkaniną autor-

ską i wybitni absolwenci Pracowni Tkaniny, którzy dzisiaj 

nadają jej współczesny ton pod kierownictwem Aleksandra 

Widyńskiego. Uzmysłowieniem przemian był projekt „Eks-

peryment”, realizowany wspólnie przez ASP w Gdańsku 

i Slippery Rock University w Pensylwanii. W ramach tego 

projektu studenci obu uczelni badali możliwości tkanino-

wego medium, szukając rozwiązań z pogranicza malarstwa, 

rzeźby, architektury czy wzornictwa. Efektem była wystawa 

w Galerii Refektarz (lipiec-czerwiec 2014). Zmiana nazwy 

na Pracownię Sztuki Włókna rozszerza formułę tej dyscy-

pliny sztuki, odzwierciedlając jej współczesne rozumienie 

i praktykę, wychodzącą poza tradycyjne tkanie.

Kiedy jednak w 1994 Włodzimierz Cygan obejmował funk-

cję kierownika Pracowni Tkaniny Artystycznej, zderzył się 

z tradycją odległą od jego osobistych doświadczeń arty-

stycznych. Nigdy nie inspirowało go malarstwo i nie szukał 

w nim inspiracji dla tkaniny. W tkaninie istotą dla niego 

pozostawała niezmiennie konstrukcja z jej funkcją scalania 

różnych struktur, faktur, powtarzalnych rytmów. Nigdy też 

kolor nie miał dla niego pierwszorzędnego znaczenia. Jeśli 

szukał jakiś inspiracji, to raczej w architekturze. Pierwsza 

wystawa Włodzimierza Cygana na uczelni dowodziła innej 

drogi niż ta, jaka wynikała z tradycji sopockiej szkoły, two-

rzonej generalnie przez malarzy. Była zaproszeniem studen-

tów do innego, autonomicznego myślenia o możliwościach 

sztuki włókna. Jednak ciągłość tradycji tkaniny drukowanej 

została dzięki Cyganowi zachowana, tyle że skomplikowana 

technologia druku klockowego i filmodruku została zastą-

piona bardziej nowoczesnym warsztatem sitodruku. Był to 

jeden ze sposobów zainteresowania studentów malarstwa 

i grafiki nowym profilem pracowni. 

 W okresie pobytu Włodzimierza Cygana w Gdańsku kiero-

wałam Galerią Arche, mieszczącą się w gotyckich piwnicach 

Muzeum Archeologicznego. Wnętrze podobne w charakte-

rze do kartuskiego refektarza. Przyświecała mi idea wystaw 

łączących, jeśli to tylko było możliwe, sztukę współczesną 

z obiektami archeologicznymi. „Sztuka włókna. Spotkania 

w czasie” (1996) była właśnie taką wystawą, która połą-

czyła destrukty wykopanych materiałów ze współczesną 

tkaniną. Funkcję kuratora powierzyłam Małgosi Żerwe, 

a ona zaprosiła do udziału właśnie Cygana. Jedną z kom-

pozycji zapamiętałam szczególnie, gdyż uwolniona od 

ściany wpisywała się w przestrzeń wnętrza, między łukami 

stropu. Z destruktami przetlałych włókien sprzed wieków, 

łączył ją rudymentarny wyróżnik gatunkowy – przeplot, dla 

którego autor zachował respekt na każdym etapie swojej 

drogi twórczej. 

Wystawa w Galerii Refektarz jest dla mnie kolejnym, wyjąt-

kowym spotkaniem w czasie, po dwudziestu paru latach. 

Znalazły się na niej prace pochodzące jeszcze z okresu 

gdańskiego po najnowsze, eksperymentujące ze świat-

łem, a więc z różnych etapów przeobrażeń. Sam artysta 

komentuje swoją twórczość jako przekraczanie kolejnych 

granic. Ideę niekończącej się drogi wyraził w tkaninie Trzeci 

brzeg. Wyznacza ją kolejna linia brzegu, zostawiająca za 

sobą te już przekroczone. Oznacza to nieustanną ewolu-

cję, poszukiwanie żywego języka tkaniny, podążającego 

za współczesnością. Fenomenem twórczości Cygana jest 

jednak to, że poszukując wciąż nowych rozwiązań formal-

no-wyrazowych, zachowuje respekt dla gatunkowych 

wyróżników tkaniny, odmiennych od rzeźby, malarstwa 

czy instalacji, choć sztuka współczesna zaciera między nimi 

granice. Elementarnym miejscem dla języka tkaniny jest 

punkt skrzyżowania nitek wątku i osnowy. Ich wielokrot-

ność stanowi o charakterze powierzchni. Skupienie na tej 

podstawowej komórce dzieła i wprowadzone przez autora 

innowacyjne rozwiązania przyniosły zadziwiające efekty, 

określając indywidualny, rozpoznawalny styl. 

W początkowym etapie drogi artystycznej wątek i osnowa 

stanowiły o klasycznym budulcu konstrukcji tkaniny – nie-

widoczna osnowa biegła równolegle, a kryjący ją wątek, 

biegnący do niej prostopadle, decydował o wizualnej war-

stwie kompozycji. Dotychczas krosno tkackie sprowadzało 

formę tkaniny do kwadratu czy prostokąta. Gruntowna ana-

liza możliwości technicznych wytyczyła kierunek drugiego 

brzegu – zmierzający do uwalniania od warsztatowych 

ograniczeń. Znamienne, że w twórczości Włodzimierza 

Cygana tak wiele miejsca zajmuje refleksja dotycząca sfery 

technicznej i podstawowych cech języka tkaniny. Współza-

leżność obu sfer warunkuje bowiem kolejne decyzje moż-

liwych przekształceń i realizacji wizji projektowych. Istotną 

dla nowych założeń kompozycyjnych było zakwestiono-

wanie roli tradycyjnego krosna tkackiego i zastąpienie go 

docelowo konstruowaną ramą. Pozwoliło to na realizację 

założonej koncepcji formy, odejście od dotychczasowego 

geometryzmu, wpisanego w kwadrat czy prostokąt. Kolejną 

linię brzegu wytyczyło nowe spojrzenie na funkcje osnowy 

i uwolnienie jej od funkcji czysto konstrukcyjnych. W pro-

cesie tkania, poddawana różnorodnym przekształceniom, 

staje się ona równorzędnym partnerem wątku w kreacji 

wizualnej. Tradycyjną równoległą osnowę Włodzimierz 
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Cygan zastępuje osnową zbieżną, promienistą lub łamaną, 

snutą równolegle po łukach, pozwalających tworzyć okręgi. 

Takie wykorzystanie osnowy sprzyja kompozycjom dyna-

micznym i koncentrycznym, o zbieżnej i rozbieżnej per-

spektywie. Odnieść je można do kosmologicznej wizji 

świata z jej wielowymiarową symboliką środka i wszelkiego 

prapoczątku. Bywają też kompozycje wertykalne i hory-

zontalne, kojarzone ze światem biologicznym. Odwołania 

do natury nie dokonują się wprost do wyglądów rzeczy, 

a raczej do ich wizualnych struktur w mikro i makroskali, 

które metaforyzują obraz świata.

 Integralnym elementem tych kompozycji jest światło, sku-

pione w centrum, jakby w rozbłysku promieniście rozświetla 

powierzchnię tkaniny, jej perfekcyjną strukturę splotów. 

Szlachetny koloryt tkanin, powiązany jest integralnie ze 

światłem. Promienistość kompozycji sprzyja rozproszeniu 

światła lub jego koncentracji. Koloru używa artysta oszczęd-

nie, nigdy w funkcjach opisujących, raczej konstrukcyjnych. 

Świadomie unika efektów kolorystycznych. Wytkany obraz 

zostaje zawieszony między biegunami powierzchni jasnych 

i ciemnych. 

Kolejnym zabiegiem, poszerzającym autorskie środki 

wyrazu było wprowadzenie do medium tkackiego możli-

wości współczesnej technologii; oświetlenie LED i włókien 

optycznych. Jego zamysłem było połączenie materialno-

ści obiektu z niematerialnością koloru i światła oraz gry 

między nimi. W efekcie odbiorca doznaje zmiennych wrażeń 

optycznych. Pulsujące światło tworzy alternatywne wersje 

obiektu. Nie przestając być tkaniną, może być jednocześ-

nie oświetleniem wnętrza. Ta nowa funkcja użyteczności 

spełniła się w ekspozycji kartuskiego refektarza. Sakralny 

charakter obiektu, należący do zespołu poklasztornego, 

odbiega od standardowych sal galeryjnych. Każda wystawa 

wymaga aranżacji z respektem dla architektury. Wielkofor-

matowe kompozycje wpisywały się w łuki wnęk, znajdując 

dla siebie zamknięte, osobne przestrzenie, sprzyjające 

kontemplacji. Odsunięte od ściany, wertykalne obiekty 

z cyklu „Żywicowanie” współbrzmiały z gotyckim sklepie-

niem. Delikatny rysunek ażurowych splotów nawiązuje 

do nacięć w korze drzewa dla pozyskania żywicy. Światło 

wprowadza element duchowości i jednocześnie demate-

rializuje rysunek. Jego przeźroczysta tkanka nie przesłania 

architektonicznych detali, a wchodzi w metafizyczną inter-

akcję między nimi. 

Eksponowane w Refektarzu prace z różnych okresów łączy 

wspólny mianownik – dualizm materii sztuki i techniki. 

Wybór określonych środków technicznych jest pochodną 

przemyślanej kreacji, rodzajem intelektualnego szkieletu, 

na którym opiera się materia dzieła. Choć eksperyment 

ciągle pobudza wyobraźnię artysty, a zdobycze nowych 

technologii odsłaniają przed nim kolejną linię brzegu, toż-

samość tkaniny pozostaje dla niego wartością niezmienną. 

ZOFIA WATRAK

1. Z wystawy Włodzimierza Cygana w Galerii Refektarz, 

Kartuzy, lipiec 2019 | fot. Wojsław Brydak |

1.
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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 PLASTYKI
MARTA JASZEWSKA

W roku 1958 sekcja została powołana decyzją Prezydium 

Rady Gdańskiego Towarzystwa Przyjaciół Sztuki. Do roku 

1972 funkcjonowała pod nazwą Sekcja Miłośników Plastyki. 

Pierwszą przewodniczącą była Teresa Trojanowicz. Roz-

woju sekcji upatrywano we współpracy z ZPAP. Niestety 

rozmowy z Zarządem Okręgu nie odniosły spodziewanego 

skutku. Znaczącym działaniem w ówczesnym okresie była 

popularyzacja: cykl wykładów o malarstwie. 

Od roku 1959 sekcji przewodził Stanisław Michel. Sekcja 

liczyła dwunastu członków. Na początku lat sześćdziesią-

tych GTPS otrzymał lokal przy ul. Długiej 57, co znacząco 

wpłynęło na rozwój sekcji umożliwiając prowadzenie dzia-

łalności wystawienniczej. Między innymi przygotowano 

wystawy Stanisława Chlebowskiego, Rajmunda Pietkie-

wicza i Kazimierza Ostrowskiego. 

Od roku 1963 do 1965 przewodniczącym sekcji był Włady-

sław Jackiewicz. Tym razem nawiązano ścisłą współpracę 

z ZPAP. Rozszerzono organizację wystaw o galerie powstałe 

w zakładach pracy oraz salony wystawiennicze o różnych 

profilach. Były to Galeria Państwowej Opery i Filharmo-

nii Bałtyckiej z wystawami indywidualnymi najciekaw-

szych artystów Wybrzeża i Polski, Galeria w Dworze Artusa 

z wystawami plastycznymi, fotograficznymi i architektonicz-

no-plastycznymi, Galeria w Strzelnicy Św. Jerzego. Sekcja 

Miłośników Plastyki programowała działalność wysta-

wienniczą także poza Gdańskiem, między innymi w Wyż-

szej Szkole Ekonomicznej w Sopocie czy Elbląskim Domu 

Kultury. „Sztuka dla zakładów pracy – zakłady pracy dla 

sztuki” – pod tym hasłem w 1964 roku budowano współ-

pracę z między innymi z Zarządem Portu w Gdańsku i Gdyni. 

W latach 1965-1966 funkcję przewodniczącego przejął 

Marian Strzelecki, a od 1966 r. do schyłku działalności sekcji 

prowadzącym był Włodzimierz Łajming. W latach 1964-

1966 Sekcja Miłośników Plastyki zorganizowała 119 wystaw 

plastycznych, w tym 57 indywidualnych prezentujących 

grafikę, rysunek, rzeźbę.

W 1969 r. z inicjatywy Sekcji powstały 34 szkolne Koła 

Przyjaciół Plastyki na terenie ówczesnego województwa 

gdańskiego. Opiekunami byli: Roman Usarewicz, Bohdan 

Borowski, Bogdan Łajming, Włodzimierz Łajming, Hugon 

Lasecki i Adam Haras.

Przełom lat sześćdziesiątych i siedemdziesiątych to rów-

nież nowa forma działań w postaci plenerów. Dwa odbyły 

się w Kadynach. Celem było szersze zainteresowanie pla-

styków środowiskiem wiejskim. Inne plenery to między 

innymi: plastyczno-architektoniczny plener w Gniewie 

(1972), plener studentów szkół plastycznych krajów nadbał-

tyckich „FART-74” czy III Międzynarodowy Plener Artystów 

Plastyków „Ceramika dla architektury – Kadyny 75”.

W 1971 roku w GTPS zapoczątkowano konkursy na „grafikę 

kwartału”. Inicjatorami byli Łukasz Rogiński i Tadeusz Rogo-

wicz. Konkurs wielokrotnie zmieniał formułę, obecnie działa 

pod nazwą Pomorska Grafika Roku (48. edycja w roku 2019). 

Od roku 1974 GTPS był współorganizatorem konkursu na 

„Plakat Gdański”, który wspomógł środowisko twórców 

plakatu.

Z ważniejszych imprez na przełomie lat siedemdziesiątych 

i osiemdziesiątych należy wymienić: I i II Konfrontacje Pla-

styki Dziecięcej, plenery malarsko-graficzne dla młodych 

plastyków w Wieżycy oraz dwa konkursy na „Najlepszy 

Rysunek Roku”.

MARTA JASZEWSKA



20 i 21 września 2019 w Galerii Punkt GTPS odbył się trzeci 

spektakl z projektu „Czytania performatywne w Punkt”. 

Zaprezentowano Sąd nieostateczny Lecha Bądkowskiego. 

Do ekipy czytań dołączył Krzysztof Berendt.

REŻYSERIA Beniamin Koralewski

OBSADA Krzysztof Berendt, Marta Jaszewska, Magdalena 

Sowińska, Bartłomiej Sudak

Sąd nieostateczny Lecha Bądkowskiego to rozważanie 

w formie bajki nad naturą człowieka. Dotyka problemów 

związanych z nienawiścią, przebaczaniem, chciwością, bra-

kiem zrozumienia; utwór oparty na motywach kaszubskich. 

Akcja sztuki rozgrywa się w baśniowej scenerii w świecie 

demonów. Purtk – kaszubski diabeł – i jego pomocnik 

Slednik snują intrygę, która doprowadzi do zgody skłó-

cone kobiety. To pokaz jak w ludzkiej naturze zło bierze 

górę nad dobrem.

KRZYSZTOF  
BERENDT  
absolwent Studium 

Ak to r sk i e g o p r z y 

Teatrze im. Stefana 

Jaracza w Olsztynie. 

Współpracuje z Teatrem 

im. Stefana Jaracza 

w Olsztynie oraz ze 

Stowarzyszeniem Twór-

ców i Orędowników 

Kultury Anima. 

Ostatnie czytanie  performatywne  zaprezentujemy  

15 i 16 listopada w Galerii „Punkt” GTPS.

Bliższe informacje wkrótce na www.gtps.art.pl

Projekt dofinansowano ze środków Miasta Gdańska. 

CZYTANIA 
PERFORMATYWNE 
W „PUNKT” – VOL. 3

MARTA JASZEWSKA

28 września 2019 roku 

WALNE ZGROMADZENIE 
CZŁONKÓW GDAŃSKIEGO 
TOWARZYSTWA 
PRZYJACIÓŁ SZTUKI 

udzieliło absolutorium ustępującemu zarządowi,

przegłosowało zmiany w statucie, oraz wybrało 

nowy zarząd na kolejną kadencję. 

Skład obecnego Zarządu GTPS:

Beniamin Koralewski – przewodniczący

Marek Model – wiceprzewodniczący

Stanisław Olesiejuk – wiceprzewodniczący

Grażyna Brylska – sekretarz

Magdalena Galon – skarbniczka

Wojsław Brydak – członek zarządu

Mira Kieniewicz-Kopcińska – członkini zarządu

Barbara Łaban-Januszko – członkini zarządu

Helena Mielewczyk – członkini zarządu

Nowy statut GTPS będzie dostępny 

na stronie www.gtps.art.pl 

po dokonaniu wpisu 

do Krajowego Rejestru Sądowego. 


