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p r o z a
ELŻBIETA DZIKOWSKA. W CZEPKU URODZONA
Roman Warszewski

Prolog

„PO CO CI TO”?
U „Dekera” w Sopocie spotykam się z Magdą Grzebałkowską. Siedzimy nad lodami, herbatą (ona) 

i czarną kawą (ja). Znamy się od lat. W czasach, gdy byłem zastępcą redaktora naczelnego „Głosu 

Wybrzeża”, Magda także pracowała w „Głosie” i była początkującą reporterką. A teraz? Minęło 20 lat, 

Grzebałkowska została świetną pisarką, autorką takich bestsellerów jak Beksińscy. Portret podwójny 

czy Ksiądz-paradoks. To super-pióro. A ile jeszcze przed nią! Kto wie, może kiedyś dostanie nawet 

Nobla? Aktualnie, mówi, pracuje nad biografią Krzysztofa Komedy. Termin złożenia książki zbliża 

się, a ona ma jeszcze huk roboty. „No tak – myślę – więc długo tu nie posiedzimy”. A właśnie o bio-

grafiach, jej specjalności, chcę z nią porozmawiać.

Jaka jest różnica między pisaniem biografii osoby nieżyjącej i kogoś, kto żyje? Czy kiedyś nad tym 

się zastanawiała – rozważała możliwość napisania takiej książki?

– Dlaczego pytasz?

– Bo chcę napisać biografię kogoś, kto żyje i ma się świetnie.

– O kim chcesz pisać – jeśli to nie tajemnica?

Żadna tajemnica. Mówię.

– Aha – wzdycha i jakby mina jej zrzedła.

Zasępia się, by po chwili powiedzieć:

– Pisanie biografii osoby żyjącej jest dużo trudniejsze – spogląda na mnie ze współczuciem. – To, 

w moim mniemaniu, przedsięwzięcie bardzo karkołomne, często wręcz niewykonalne. W co ty się 

pakujesz? Zdajesz sobie sprawę z tego, co robisz? Po co ci to, Roman?

Znów milknie. Dopiero po chwili podejmuje ten sam wątek:

– Jest przecież tylu naprawdę fajnych, interesujących martwych ludzi, nie lepiej pisać o kimś takim? 

Ja, jeśli o to ci chodzi, nigdy bym się nie podjęła pisania biografii kogoś, kto żyje. Wyobrażasz sobie, 

co cię czeka na etapie autoryzacji tekstu? Gdy tę osobę będziesz musiał przekonywać do swoich 

racji, a ona będzie powtarzać: nie! nie! nie!

Mówi, że w środowisku dziennikarskim w Warszawie bohaterka książki, którą chcę napisać, ma 

opinię osoby nieprzejednanej. Wiele osób najnormalniej w świecie po prostu jej się boi. Mówią, że 

ona do przesady pewnie stąpa po ziemi i niczym lwica broni swego terytorium. Będzie tak, jak ona 

chce, albo nic nie będzie. Koniec. Kropka. Magdy znajomy, reporter młodszego pokolenia, Mirosław 

Wlekły – biograf podróżnika Tony’ego Halika – miał okazję dobrze ją poznać. To niełatwa osoba do 

współpracy. A jak nie współpracować z bohaterką biografii, skoro... ona żyje?

– Ale temat jest bardzo ciekawy, szeroki, wielowątkowy, na dodatek ze styku dwóch epok, dwóch 

stuleci – staram się bronić mojego wyboru.

Tylko sztuka cię nie oszuka

Ulubione powiedzenie Elżbiety Dzikowskiej
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– Jasne. To prawda. Dobrze to rozumiem. Ale ja za żadne skarby nie podjęłabym się pisania o kimś 

takim za jego życia. Być może wołałabym w ogóle nie pisać... Nie sądzę, bym potrafiła pójść na 

wszystkie kompromisy, które taka sytuacja wymusza. I wymusi, zobaczysz.

– Lecz z drugiej strony – oponuję – to niebywała okazja, bo można bliżej poznać bohatera – w tym 

wypadku bohaterkę – książki, nad którą się pracuje. Wiele rzeczy można zweryfikować u źródła, 

albo przekonać się, jak bohaterka daną kwestię widzi. Wyobraź sobie, ile pytań mogłabyś zadać 

twojemu aktualnemu bohaterowi – Krzysztofowi Komedzie, jakby żył. Ile niedopowiedzianych 

kwestii zostałoby jednoznacznie wyjaśnionych...

– ...albo do końca zafałszowanych – Magda nie daje za wygraną. – Bo najtrudniej być obiektywnym 

sędzią we własnej sprawie. Czyż nie?

– A jakby taka możliwość istniała i jakby Komeda żył, o co byś go zapytała?

Odpowiada bez wahania:

– Oczywiście o to, jak to było z jego wypadkiem w Ameryce, z jego śmiercią...

Śmiejemy się – aż ludzie oglądają się przy sąsiednich stolikach.

Opowiadam, że niedawno razem z bohaterką mojej książki odbyłem daleką podróż, na inny konty-

nent – do miejsca, w którym była przed 41 laty, a które odegrało w jej życiu bardzo ważną rolę. Ta 

podróż stanowiła zresztą pewien argument przetargowy w moim przedsięwzięciu, bo ona najpierw 

nie chciała się zgodzić, bym pisał jej biografię i uległa dopiero wtedy, gdy stwierdziłem, iż – mimo, 

co tu wiele ukrywać, jej zaawansowanego wieku – jestem w stanie ponownie przeprowadzić ją bez 

szwanku do tego nadzwyczajnego miejsca.

– Znając ciebie: pewnie przez wysokie góry?

– Oczywiście – i bardzo gęstą dżunglę...

Kiwa głową.

– Udało się? Podróż coś dała?

– Jasne!

– Zdarzyło się coś nadzwyczajnego?

– Moja bohaterka dwa razy umierała!

– Naprawdę? Nic o tym nie słyszałam.

– Bo przeżyła.

– Coś jeszcze?

– Owszem – co najmniej przy jednej okazji musiałem mocno trzymać drzwi szafy....

W pierwszej chwili nie rozumie, potem następuje błysk olśnienia:

– Aha. Żeby nie wypadły trupy?

Potwierdzam.

– A co na to twoja bohaterka?

– Prawdę mówiąc, jeszcze nie wiem...

Znów kiwa głową, patrzy z niedowierzaniem, a potem powtarza:

– Zastanów się – co ty najlepszego robisz?

Rozmowa z Magdą Grzebałkowską 30 sierpnia 2017 w Sopocie.

Okruchy 
SCENA NUMER JEDEN 
Azerbejdżan. Baku nad Morzem Kaspijskim. Centrum miasta. Nowoczesne wielopasmowe arterie 

i bezkolizyjne skrzyżowania. Sznury samochodów toczące się przed siebie, niemające najmniejszego 

zamiaru w tym mechanicznym galopie komukolwiek ani centymetr ustąpić. Trzeba przeć do przodu. 

Przyszłość trzeba sobie przybliżyć – i to zaraz, natychmiast. Jest połowa pierwszej dekady XXI wieku. 
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Kraj nadal bezgranicznie raduje się nie tak dawno odzyskaną niepodległością. Kraj zachłystuje się 

– często bezkrytycznie – tym, że tyle teraz tu można, po tym, jak nie było można prawie nic. Stąd 

też neoficki zapał parcia do przodu i nieoglądania się ani za siebie, ani na boki, ani na kogokolwiek 

innego. Taki nowy rodzaj końskich okularów – klapek na oczy. A za wielką arterią – równie wielkie 

wieżowce. Każdy z nich liczy kilkadziesiąt pięter. Ich formy, kształty – nie mówiąc o wysokościach 

– często niezwykle pretensjonalne. Widać wybujałe ego tak ich twórców – architektów prawie 

wszystkich sprowadzonych z Zachodu, jak i ich zleceniodawców – bakijskich multimiliarderów, 

którym wydaje się, że posiedli wszystkie rozumy i że wszystko im wolno. Na niebie prażące słońce 

i chmury układające się w zwiewne całuny, które – mimo odległości , jaka nas od nich dzieli – też 

gnają do przodu i to w tym samym kierunku, co sznury samochodów, co jeszcze bardziej potęguje 

wrażenie zgiełku i pędu, i powszechnej zgody na jedno i drugie. 

Nagle w ten porządek wdziera się pewien zgrzyt i zadra. Zgodny ruch tego wielkiego mechanizmu 

zakłócony zostaje pojawieniem się pojedynczej postaci. Postać na szyi ma dwa (a może nawet 

trzy?) aparaty fotograficzne i nie zważając na to, że wkracza w niepowstrzymany nurt rzeki samo-

chodów, całego zgiełku zdaje się nie dostrzegać: idzie przed siebie, idzie do przodu. Jeden z apa-

ratów przykłada do oka i ani myśli rozglądać się na boki. Wchodzi między samochody. Nie zważa 

na to, że zewsząd zaczynają rozlegać się rozwścieczone klaksony, że krótkimi salwami rozbłyskują 

długie światła, mające uświadomić jej, iż nikt tu jej nie chce, że to nie jest jej miejsce, że to strefa 

tabu dla ludzi, że to kraina dla po tysiąckroć zwielokrotnionej maszyny, samochodu, samochodów, 

na dodatek niezliczonych...

A ona prze dalej. Nie słyszy, nie widzi tego, co obok, ważne jest tylko to, co ma przed sobą. Widać, 

że szuka odpowiedniego kadru, że w tej chwili tylko to ją interesuje. I nagle to, co zdawało się być 

niepowstrzymane w swym zapamiętaniu i pędzie, hamuje, zwalnia, w końcu się zatrzymuje. Klak-

sony grają dalej. Uchylają się szyby klimatyzowanych limuzyn i pokazują się rozwścieczone twarze. 

Co to znaczy? Co ta kobieta tu robi? (Bo już widać, że to kobieta.) Jakim prawem? Dlaczego? O co tu 

chodzi? Gdzie jest policja? Ale ona nic sobie z tego nie robi. Nadal szuka odpowiedniego miejsca, 

najchętniej położyłaby się na rozgrzanym asfalcie, żeby sprawdzić, jak obiekt, który chce sfotografo-

wać, wygląda w ujęciu z perspektywy żaby, z samego dołu. Ale na szczęście jest to niepotrzebne. Bo 

w pewnej chwili to, czego szuka – odnajduje. Jest! Oto to miejsce, o które jej chodziło. Na jej twarzy 

maluje się ulga, radość, zapamiętanie, ekstaza, upojenie. Raz za razem naciska spust migawki. Co jakiś 

czas lekko zmienia kąt, pod jakim trzyma aparat. (Najprawdopodobniej myśli: „Jedno zdjęcie warte 

jest tysiąc słów”. I próbuje sobie przypomnieć: „Czyż nie istnieje podobne chińskie przysłowie?”) 

Potem pion zamienia na poziom. Sekundy mijają, składają się już na minuty. (A nurt samochodowej 

rzeki już nie prze, już nie płynie i wbrew temu, co działo się tu przed chwilą – czeka, a może nawet 

należałoby powiedzieć: posłusznie czeka, pęd nagle staje się mniej ważny, a przyszłość wzywa ku 

sobie z mniejszą intensywnością). Jak ona to zrobiła? Bo wciąż tańczy pośród rozgrzanych karose-

rii, przeciska się między nimi i szuka dalej. Niczym się nie przejmuje. W tej chwili ważne jest tylko 

zdjęcie, o które jej chodzi, i ona, które to zdjęcie robi. Nic ani nikt inny w tym momencie się nie liczy. 

Jest wyłączona z całego świata. Jest jakby całkiem obok. Całkowicie oddana temu, co ją interesuje 

i tym pochłonięta. Wstrzymuje ruch na wielkiej arterii, bo tego potrzebuje, a arteria – co najdziw-

niejsze – jej słucha, niczym kobra ulegająca czarowi melodii dobywającej się z fletu zaklinacza węży.

– Jakbym tam wtedy w Baku nie był i jakbym tego nie widział, nigdy bym w to nie uwierzył – o tej 

niezwykłej scenie kilka lat później opowiada mi w wielkiej przeszklonej kancelarii adwokackiej nie-

opodal Placu Dąbrowskiego w Warszawie Krzysztof Pawlisz. – I do dziś pytam sam siebie: jak, jak 

ona to robi? (Bo robi.) I jak jej to wszystko uchodzi płazem? (Bo uchodzi.) Jak? Bo sam tak chciałbym.

Rozmowa z Krzysztofem Pawliszem w Warszawie, 3 lutego 2018.
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SCENA NUMER DWA
Peru. Cuzco – dawna stolica państwa Inków. Rok 2017. Środek, serce Andów. Wysokość – ponad trzy 

kilometry ponad poziom morza. Najstarsza część miasta. Niezwykły architektoniczny przekładaniec 

bieli i czerni. Białe ściany budynków wyrastające z czarnych. Czarne ściany domów nie są czarne 

z tego powodu, że są bliżej ziemi, ale dlatego, że są starsze i że wykonano je z kamienia: mają pre-

kolumbijski, inkaski rodowód. To ta część pradawnej stolicy Inków, gdzie najlepiej widać, jak i jak 

bardzo jej zamierzchła przeszłość splata się z przeszłością kolonialną, i w jaki sposób z tego splotu 

wyłoniło się coś całkiem nowego – hybrydowego (nie obawiam się użyć tego określenia, mimo że 

ostatnio prawie wyłącznie kojarzy się z wojną). 

Katedrę, która ma bardziej sylwetkę przysadzistej fortecy niż kościoła (wszak od swego zarania 

oddychała atmosferą oblężenia), wzniesiono z kamienia pochodzącego z pałaców inkaskiej szlachty. 

Podobnie „La Compañię” – stojący na sąsiednim boku największego placu w mieście kościół jezuitów. 

I jeden, i drugi przybytek jest wielkim rarytasem – prawdziwą skarbnicą, której zawartość stanowi 

kapiące z ogromnych ołtarzy szafowych złoto oraz bezcenne malowidła: wytwór lokalnej szkoły 

malarskiej, zwanej Szkołą Cuzkeńską. Wczesnorenesansowa tradycja stopiła się w niej ze sposo-

bem widzenia świata przez lokalnych rzemieślników i artystów inkaskiej proweniencji. W rezultacie 

powstał twór niepowtarzalny i – właśnie – hybrydowy. Z madonnami bez nóg i o sylwetkach przy-

pominających „apus” – stoki wielkich gór; o nakryciach głów, w kształcie półksiężyca; i ze stołami 

ostatniej wieczerzy, przy których zasiadają apostołowie o indiańskich i metyskich rysach, sięgający 

po egzotyczne dania: „choclo” – złociste kolby gotowanej kukurydzy, czy po pieczone, świeżo wyjęte 

z „pachamanki” (pieca ziemnego) „cuye” – świnki morskie.

Katedra i kościół jezuitów to niewątpliwe klejnoty cuzkeńskiego centrum. Ale kościół najbardziej 

niezwykły (choć pozostający w cieniu dwóch poprzednich) to ponad wszelką wątpliwość usytuo-

wana nieco niżej „La Merced” – pierwsza chrześcijańska świątynia w Cuzco, związana krużgankiem 

z klasztorem mercedarianów: pierwszych zakonników, którzy stanęli najpierw na inkaskiej, a nie-

długo potem – na peruwiańskiej ziemi. O tym, jak unikalne są to mury, niech świadczy choćby fakt, 

iż właśnie tu, pod ich osłoną, pochowany został kompan, a zarazem konkurent zdobywcy Peru 

Francisca Pizarra – Diego Almagro, a także dwaj bracia tego pierwszego – Gonzalo i Juan. Ale wie 

o tym stosunkowo mało ludzi, stąd w „La Merced” i w przylegającym do kościoła klasztorze jest dużo 

spokojniej niż w katedrze czy u jezuitów. Łatwiej tu kontemplować i chwytać ducha tego, czym jest 

ta niepowtarzalna mieszanina kultur i tradycji, skrótowo określana jako Cuzco.

Ona jednak to wie. Jak mogłaby nie wiedzieć! Jest tu przecież – liczy na palcach – po raz... trzynasty. 

Ale nie ma się czym przerażać. Trzynastka to dla niej szczęśliwa liczba. Więc idzie, idzie tym swoim 

szybkim krokiem, trochę nieprzystającym do ośmiu dekad na jej karku. Prosto do „La Merced”. 

Po przekroczeniu ciężkich odrzwi, gdy wkracza w strefę oświetloną migotliwym światłem setek 

woskowych kaganków, zwalnia – tak jakby nagle dotarła na głębszą wodę: o innej, bardziej gęstej 

konsystencji i innej temperaturze. 

Obejście kościoła zajmuje jej około kwadransa. Powolnym krokiem i z głową zadartą do góry odwie-

dza wszystkich swoich dobrych znajomych – kopie dzieł Rubensa, Ribery i Zurbarana. Najdłużej 

zatrzymuje się przy niepowtarzalnym portrecie Dzieciątka (w indiańskim stroju), zatytułowanym 

„Doctorcito” (Doktorek, Lekarzunio), co nawiązuje do daru uzdrawiania, którym w przekonaniu 

miejscowych Indian, miał dysponować młodociany Jezus. 

Potem idzie w kierunku klasztoru, przechodzi przez ciemne wnętrze z jaskrawo podświetlonymi 

gablotami, zwane muzeum, w którym znajduje się największa i najbardziej złota monstrancja 

w całej Ameryce Łacińskiej, i zmierza do podziemi. Znajduje się tu dawny niewielki refektarz oraz 

przylegające do niego wnęki. Całości towarzyszą freski, z których większość pochodzi z XVI i XVII 
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wieku. Mają żywe, dobrze podświetlone kolory, a ich wyraźny rysunek nakłania do dokładniejszego 

przyjrzenia się im i do ich zinterpretowania. Nie jest to zbyt trudne. Bo w wielu miejscach znajdują się 

ułatwiające to napisy. Tam, dokąd dociera, po dwóch stronach wąskich schodów, można rozpoznać 

dwa z nich: „infierno” i „cielo” – piekło i niebo. Po jednej stronie diabelskie ogony i piekielny ogień, 

po drugiej – anielskie skrzydła i sielanka podszyta bukolicznym seledynem...

 Chwyciła za aparat i zdecydowanym gestem zdjęła osłonę z obiektywu. 

– Piekło czy niebo? – zapytałem (bo cały czas w drodze do „La Merced” jej towarzyszyłem). Chciałem 

wiedzieć, co zamierza fotografować.

– Co za pytanie? – odpowiedziała tonem zdradzającym, że wyczuła prowokację. – Oczywiście, że 

piekło. Piekło jest fascynujące. Jest ciekawe i piękne. (Spójrz na kolory!) W piekle cały czas coś kipi, 

bulgocze, buzuje, coś się dzieje. A w niebie? Niebo to zastój, stagnacja – koniec historii. To nuda 

i miny, jakby wszystkich bolał brzuch.

Po czym nastąpił jej nieposkromiony chichot i wielokrotny trzask migawki. A ktoś, kto właśnie wyła-

niał się z półmroku, bezwiednie dopowiedział: „Amen”.

Roman Warszewski

Fragmenty książki, która ukaże się w 2019 roku nakładem „Znaku”.

Teresa Miszkin Obraz 38  | 1977, olej, akryl, płótno, 120 x 150 cm |
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Sztuka w kulturze nadmiaru1

Żyjemy w stanie permanentnego nasycenia, w świecie, 

w którym wszystkiego zbyt wiele. Zbyt wiele masek i ról, 

zbyt wiele gestów, skojarzeń, zbyt wiele tożsamości, wize-

runków, zbyt wiele osób i rzeczy, zbyt wiele szans. Istotę 

„kultury nadmiaru” (termin ten wszedł już na stałe do słow-

nictwa socjologów i badaczy postmodernistycznej cywili-

1	 Zaproponowane przez Tomasza Szlendaka pojęcie sto-
sowane jest coraz częściej jako termin zamienny, niemal 
synonimiczny wobec pojęcia kultury masowej, konsump-
cyjnej, sposobu życia w zbiorowości będącej „w stanie na-
sycenia” (przypis poniżej).

zacji) w sposób syntetyczny i prosty ujmuje, przywoływana 

po wielekroć, myśl XIV-tego Dalajlamy: 

Mamy większe domy, ale mniejsze rodziny (…) więcej 

wiedzy, ale mniej rozumu; więcej ekspertów, a zarazem 

więcej problemów; (…) To czas, w który mnóstwo wysta-

wiamy w oknie, nie mając nic w pokoju.2

2	 Za: T. Szlendak, Kultura nadmiaru w czasach niedomiaru, 
Podsumowanie i wnioski z obrad III Elbląskiego Forum Kul-
turoznawczego, http://www.bibliotekaelblaska.pl/tl_files/
biblioteka/dane/kultura_nadmiaru_web.pdf (dostęp 28 VI 
2018). 

s z t u k a
W LABORATORIUM JANUSZA PLOTY
Małgorzata Dorna (Wendrychowska)

1. Janusz Plota Kolumna, Centrum Sztuki Współczesnej Solvay, Kraków | fot. archiwum artysty |

1.

Sceny z życia artysty osobnego
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Co zatem „wystawiamy w oknie”? Czy „tylko” lub może 

(niestety) „aż” siebie? Co demonstrujemy publicznie i czy 

istnieje coś jeszcze, czego może „nie wypada” pokazać? 

Co skrywamy? Twarz prawdziwą pod maską makijażu? 

Powierzchowność komentarza na portalu społecznościo-

wym pod pozorem „filozoficznych” dociekań? A w oknie? 

Ciągle jeszcze przestylizowany wizerunek własny, poddany 

charakteryzacji, korekcie? Zwielokrotniony w tysiącach 

podobnych lub tożsamych egzemplarzy? 

Symbolem kultury nadmiaru może być różowy, kiczowaty 

flaming, dorodny, plastikowy banan, poddany antropomor-

fizacji przedmiot, uprzedmiotowiony podmiot, przedmiot 

i podmiot traktowany z takim samym pietyzmem, jednako. 

Może być także demonstrowany publicznie popkulturowy 

„look”, wytarty, wyświechtany „stan ducha”, społeczny 

wzorzec powtarzanych zachowań: zblazowania, znudze-

nia, pogardy. Pogardy dla wszystkiego, co wyjątkowe, 

odmienne, czego powielić, czy poddać multiplikacji nie 

sposób. Nie sposób także zweryfikować, skatalogować, 

zapisać symboli kultury nadmiaru, co oczywiste, bo „nad-

miar”! 

Popkulturowa wielość prowadzi do paradoksu wyboru, 

konieczności odrzucenia tego, co zbędne, dziwaczne, ale 

też niezwykłe, oryginalne, niepoddające się zwielokrotnie-

niu, tego, co w wielobarwnym śmietnisku produkowanych 

seryjnie przedmiotów, po prostu „niekonieczne”.3 Niestety 

dzieło sztuki jako przedmiot wyjątkowy, łączący w sobie 

walor duchowości, idei z tym, co przynależne sferze materii, 

tworzywa – należy dzisiaj właśnie do zbioru obiektów lub 

rzeczy „niekoniecznych”. Niekoniecznych czyli w istocie 

wielce kłopotliwych, wykorzystywanych do innych, niż 

pragnęliby tego ich twórcy, często nader ekscentrycznych, 

wysmakowanych, nierzadko „niegodnych” celów. 

Można by w tym miejscu przywołać portret Mony Lisy, 

z którym to czyniono różne eksperymenty, wykorzystując 

nawet w charakterze niechlujnego stempla lub perfekcyj-

nie wykonanego nadruku na papierze toaletowym, czy 

pakowym. „Wszyscy stoją tyłem do obrazu! Nikt w oczy 

Lizy nie spogląda, wszyscy sobie robią z nią sweet focie! 

Smartfony w dłoniach wyciągniętych, nie sposób się przez 

ciżbę tę przecisnąć ku płótnu, bo każdy wściekły od razu, że 

mu wchodzę w kadr.” – pisał przed kilkoma laty Wojciech 

Kuczok, dramaturg, poeta, eseista, laureat prestiżowej Nike. 

3	 B. Chaciński, za: Kultura nadmiaru w czasach niedomiaru, 
Podsumowanie i wnioski z obrad III Elbląskiego Forum Kultu-
roznawczego, dz. cyt.

Nieprzypadkowo opinię tę powtórzyła Maria Poprzęcka 

w swym eseju na temat znaczenia autoportretu w kultu-

rze XXI stulecia, opublikowanym na łamach magazynu 

„Książki”.4 Poprzęcka stwierdza zatem (nie bez czytelnej 

ironii, nie kryjąc zadziwienia nonszalancją i bezczelną głu-

potą współczesnych) że autoportret malarski, zapis wize-

runku własnego w sztuce należał kiedyś do zabiegów tyleż 

wysmakowanych, co ważnych, wynikał bowiem z potrzeby 

pokazania osobowości artysty. Dziś, gdy osobowość jawi 

się jako przedmiot niezupełnie pożądany lub raczej nie-

konieczny – trzaskamy sobie „sweet focie”, seryjnie i bez 

zastanowienia. 

Tak więc w czasach, w których wszyscy ulegamy narcy-

stycznej potrzebie autokreacji, nie tylko portret Mony Lisy 

zostaje zdegradowany do roli popkulturowego znaku. 

Rolę tę może pełnić każdy właściwie obiekt, należący do 

uświęconego tradycją kanonu dzieł wybitnych i wielkich, 

uznanych. W tej sytuacji status autora (którego nazwiska nie 

musimy już nawet pamiętać) przestaje być czymś wyjątko-

wym, znaczącym. Artysta, twórca popkulturowego obiektu 

przestaje się liczyć! Liczy się tylko pomysł i kontekst, sposób 

wykorzystania, zestawienia. Tradycyjne malarstwo, grafika, 

czy rzeźba ulegają zrozumiałej degradacji. 

W efekcie awangardowy twórca (jeżeli pragnie zaistnieć) 

wybiera trudny los eksperymentatora, performera, wiecz-

nego poszukiwacza nowych środków ekspresji, penetratora 

niezbadanych jeszcze, niezaanektowanych przez sztukę 

- obszarów. 

W tym sensie Janusz Plota okazuje się „twórcą awangardo-

wym”, ze wszelkimi konsekwencjami jakie mieści w sobie 

ten bardzo ułudny termin. Ułudny i jednak nieprecyzyjny, 

bowiem współczesna nam awangarda nie ma już wiele 

wspólnego z demonstrowaną pogardą, skierowaną prze-

ciwko widzowi i konwencji. Nie kojarzy się także ze sprze-

ciwem i prowokacją, z buntem (mimo, że z niego wyrasta), 

z działaniami, które tak chętnie i z tak wielką łatwością 

podejmowali przedstawiciele pamiętnego pokolenia „Mło-

dych dzikich”, czy „Ekspresji lat 80-tych”. Przedstawiciel 

sztuki awangardowej XXI wieku dba o formę i dobór środ-

ków wyrazu, szanuje odbiorcę i warsztat, nie pozwala sobie 

na prymitywne, obrazoburcze gesty. 

4	 M. Poprzęcka, Ludzkości portret własny, Książki, Nr 3/14, 
październik 2014.
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Totemy i archetypy 
Kolumny rentgenowskie Janusza Ploty, wykorzystujące 

przede wszystkim medium fotografii, powielonych, przenie-

sionych ze świata popkultury, utrwalonych na kliszy przed-

miotów – zapisują się w świadomości odbiorcy jako formy 

monumentalne, masywne, pozornie statyczne i trwałe. 

Formy niekiedy paradoksalnie „puste”, wydrążone, cza-

sami przecięte w poziomie i jakby wbrew prawom fizyki 

– wznoszące się, wypełnione powietrzem, zawieszone, 

zastygłe w przestrzeni. To także geometryczne struktury 

o bogatej, wielowątkowej i wielowarstwowej teksturze, 

stanowiącej rodzaj dokumentacji, zapisu działań (nieobec-

nego w istocie) człowieka. Niekiedy, oklejone fragmentami, 

wyciętych z gazet twarzy – patrzą na nas okiem szklanym, 

pozbawionym charakteru, wyrazu jak oczy lalki. Kiedy 

indziej z wmontowanymi ułamkami lustra, z odpryskami 

diabelskiego zwierciadła powtarzają wizerunek twarzy 

obserwatora, przypadkowego uczestnika parateatralnego 

zdarzenia, jakim staje się wejście w zaaranżowaną przez 

artystę przestrzeń. 

Oto Banana Column, prezentowana w PGS w Sopocie 

w 2011 roku, konstrukcja o powierzchni wypełnionej obra-

zami przemyślnie spreparowanych, pokrytych napisami 

i farbą, monstrualnych rozmiarów owoców. To także zapis 

kolejnych warstw czasu, procesów rozpadu i trwania, eks-

peryment formalny z wykorzystaniem medium fotografii, 

przedmiotu „ready-made”, rekwizytu. To wreszcie próba 

pokazania (w dużym zbliżeniu) warstw geologicznych, 

tekstury materii, skały lub ziemi, odpadów naszej, pełnej 

dysonansów i spięć, opartej na kontrastach, rozsypującej się 

w proch - cywilizacji. Tak, wiec Banana Column to właściwie 

prywatna i jakże „osobna” demonstracja wszechobecnego 

nadmiaru, autorski zapis scen z życia wielkiego śmietniska, 

nie pozbawiony naszych śladów obecności, przykry doku-

ment naszego, poddanego zwielokrotnieniu - istnienia.

Oto kolumna prezentowana w Centrum Sztuki „Solvay” 

w Krakowie, otulona i przeszyta na wylot światłem, skąpana 

w materii transparentnej świetlistości, otoczona zapisanymi 

na posadzce refleksami. Statyczna w istocie forma, której 

obecność zostaje zaledwie zasugerowana i niedopowie-

dziana ostatecznie, owiana mgiełką Tajemnicy, jak jądro, 

centrum Wszechświata. Kolumna, czy rodzaj zjawy, fan-

tomu, być może powidoku formy wpisanej w architekturę 

wystawienniczego wnętrza, formy oderwanej od przypisa-

nych jej zwyczajowo funkcji? Kolumna, która nie wspiera, 

nie podtrzymuje, a trwa jako byt niezależny, samoistny, 

surrealnie nieprzypisany konkretom. 

W tradycji architektury antycznej i rzeźby rytualnej, totemu 

– kolumna okazuje się formą z pogranicza sacrum i profa-

num. Może być bowiem traktowana zarówno jako wspornik, 

charakteryzujący się specyficznym rozkładem wewnętrz-

nych, wynikających z charakteru materiału napięć, jak i jako 

obiekt religijnego kultu. Kolumna minojska paradoksalnie 

rozszerzała się ku górze, stanowiąc „podporę namiotu nie-

bios”, symbolizując znak i emblemat bóstwa. Przyjmuje się 

także, że najdawniejszym wizerunkiem kolumny z wień-

czącym ją symbolem był rodzaj dokumentalnego zapisu, 

pozostawionego w Lascaux, w Szybie Martwego Człowieka. 

Chodzi tutaj o „naskalne malowidło z rozbudowaną sceną 

kultową (…) należące do późnego paleolitu, którego częś-

cią jest słup z ptakiem”, stanowiący zapewne, jak sugeruje 

autor przywołanego tutaj fragmentu „wyobrażenie duszy”.5 

Kolumny autorstwa Janusza Ploty kojarzą się już tylko 

z przedmiotami kultu. Oto sporych rozmiarów, utrzymana 

w barwach słońca rzeźba, przypominająca wizerunek sło-

wiańskiego Światowida, delikatnie osadzona na ażuro-

wej podstawie z ceramicznych cegieł – zdaje się wznosić 

5	 E. Niemczyk, Kolumna minojska – podpora namiotu nie-
bios i znak bóstwa, http://www.kaiu.pan.pl/images/
stories/1.2012/E.Niemczyk.pdf (dostęp: 5 IX 2018) 

2. Janusz Plota Banana Column, Państwowa Galeria Sztuki, 

Sopot | fot. archiwum artysty |

3. Janusz Plota Woskowy totem, Tajlandia | fot. archiwum 

artysty |

2.
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ku niebu, jakby na przekór swej strukturze – polatywać. 

Zapisana, stworzona w wosku prowadzi nas ku nieodkry-

tej, pradawnej przestrzeni kontynentu, ku archetypicznej 

cywilizacji Ziemian. Oto przedmiot magiczny, pozosta-

łość domniemanego rytuału, przedmiot wyrazisty, mocny 

w działaniu, sygnalizujący swą obecność intensywnym, 

ciepłym kolorem. 

Wypada tutaj przyznać, że kompozycja ta pozostawiona 

w dolinie Mekongu, w północnej części „spokojnej” 

(w domyśle: niezniszczonej przez chmary rozdokazywanych 

turystów) Tajlandii – może budzić uzasadnioną potrzebę 

mistycznych lub religijnych przeżyć. Pomijając fakt przygo-

towywania wotów z wosku przez ludy zamieszkujące tereny 

Bawarii, Tyrolu i Słowacji już w czasach wczesnego średnio-

wiecza6 – tworzywo to w swej istocie „szlachetne”, mimo 

że nazbyt łatwo poddające się woli i zabiegom rzeźbiarza. 

Tak, więc wosk w kulturze ludowej lub w sztuce tak zwanej 

„ubogiej”, wykorzystującej materię pochodzącą z Natury 

i owej Naturze przynależną – to przede wszystkim „materiał 

wotywny”, z którego lepiono kameralne formy, zazwyczaj 

wizerunki zwierząt i ludzi, niezdarnych, dość chropawych 

krzyży. Wosk zastosowany do tworzenia rzeźby monu-

mentalnej, wielkoformatowej, wykonywanej z metrowej 

wysokości bloków – pozornie nie stawia oporu, dozwala 

na łagodzenie krawędzi, miękkie prowadzenie narzędzia, 

lepienie i modelowanie. Nie traci jednak swego wotywnego 

charakteru i nadal przynależy tak zwanej „sztuce ubogiej”.

Wydaje się także, że w przypadku woskowego totemu, 

którego wewnętrzna struktura emanuje energią i mocą, 

organizując wokół siebie przestrzeń, oddziałując na ową 

przestrzeń siłą magicznego rytuału – jest podobnie. Janusz 

Plota rzeźbiąc w wosku przy pomocy piły, bywa, że ocio-

sując bloki toporem, podejmując działania o charakterze 

performatywnym – wchodzi w czas sacrum, czas rytual-

nego, pierwotnego składania ofiary pradawnym bogom 

lub bóstwom. Dokonując celowej teatralizacji miejsca, 

starając się zapanować nad rytmem mijających godzin 

i dni – kreuje czas nielinearny, biegnący po linii koła, czas 

rytualnych powrotów, zatrzymany. Artysta wprowadza 

nas zatem z rozmysłem w sferę mitu i pogańskiego, pier-

wotnego „sacrum”. 

6	 J. Olędzki, Wota woskowe ze wsi Brodowe Łąki i Krzynowłoga 
Wielka, Zakład Etnografii IHKM PAN http://cyfrowaetno-
grafia.pl/Content/3489/Strony%20od%20PSL_XIV_nr1-2_
Oledzki.pdf (dostęp: 29 VIII 2018)

W tej sytuacji każde cięcie (wykonywane nierzadko w obec-

ności odbiorców) nabiera wagi ostatecznego wyboru. Tu 

nie ma poprawek, woskowe bloki nie poddają się retuszowi. 

Cięcie musi być precyzyjne, zdecydowane i celne, pewne 

i nieodwołalne, jedyne. 

Jest spektakl – są i widzowie, obrzęd i uczestnicy obrzędu. 

Wokół rzeźby zostają rozwieszone sporych rozmiarów kule, 

surrealne owoce z wyżłobionym rysunkiem oczu. Owoce 

patrzą uważnie. Ich spojrzenie pozostaje skoncentrowane 

i czujne. Rytuał sakralizacji przestrzeni dokonuje się w uro-

czystym milczeniu, gdzieś na przecięciu linii wzroku, kontu-

rów totemu i owych oranżowych kul, skazanej na trwanie 

rzeźby i zmultiplikowanych, zwielokrotnionych spojrzeń 

uważnej Matki Natury. 

Między laboratorium i atelier 
– w Naturze 
Współczesny artysta, nie tylko malarz lub grafik, rzeźbiarz 

czy rysownik, ale także eksperymentator i badacz, zaintere-

sowany samą istotą wytworzonych przez siebie art-objects, 

3.
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a nade wszystko procesem ich powstawania, poddający 

swoistej wiwisekcji własną osobowość i emocje – pracuje 

w laboratorium. Podczas, gdy artysta drugiej połowy XX 

wieku przekraczał progi pracowni lub atelier by w izolacji 

od świata oddawać się pasji tworzenia – dzisiejszy twórca 

przekracza progi laboratorium i podkreślić należy, że kon-

sekwencji owego „przekroczenia” nie sposób zlekceważyć. 

Atelier należało bowiem do miejsc urokliwych i tajemni-

czych, nieledwie romantycznych. To tutaj pachniało wer-

niksem i farbą, tutaj przez uchylone okno wpadały snopy 

światła, tutaj wreszcie tworzyła się z migotliwych drobinek 

kurzu ułudna architektura form, układających się w skosy 

i piony. Do atelier, nazywanego mniej pretensjonalnie 

„pracownią” - zapraszało się krytyków, modelki i przed-

stawicieli artystycznej bohemy by prowadzić niekończące 

się rozmowy, by wieść spory, dyskusje przy butelce wina, 

by wadzić się po blady świt. Usytuowane zwykle na pod-

daszu, wyniesione ponad zamieszkałe piętra kamienic, 

bliższe niebu niż ziemi, chmurom niż ruchliwym, gwarnym 

uliczkom, bramom i zaułkom miast – atelier pozwalało 

patrzeć na świat z perspektywy, syntetycznie bo z wyso-

kości, z oddalenia.

Artysta-eksperymentator (któż dzisiaj nie 

podejmuje eksperymentów w sztuce?) 

nie posiada laboratorium, nie posiada 

go w sensie fizycznym, jak dzieje się to 

w przypadku naukowca-badacza, który 

decyduje się na dziesiątki prób i (jak 

pisze Bruno Latour) „popełnia swe błędy 

w ukryciu”.7 Jednak w przeciwieństwie 

do naukowca, gdy artysta „wychodzi na 

zewnątrz”, gdy opuszcza swe domnie-

mane, metaforyczne „laboratorium 

sztuki” – pozostaje nadal interesującą dla 

odbiorcy Personą. 

Jego osobiste relacje ze światem okazują 

się nadal istotne, wiarygodne za sprawą 

ujawnianych w dziele emocji, podczas gdy 

„prawdziwi” naukowcy 

nie wiedzą nic, blefują, zawodzą, muszą 

kombinować, tracą wszelka możliwość 

powiedzenia czegokolwiek, co natych-

miast nie zostałoby zaatakowane przez mrowie równie 

uprawnionych stwierdzeń.8 

Wydaje się zatem, że termin „laboratorium sztuki”, mimo 

że wyraźnie nadużywany przez krytykę od czasów zainte-

resowania „Teatrem Laboratorium” Jerzego Grotowskiego 

- dość dobrze określa sytuację artysty eksperymentującego 

z formą, materią obrazu lub rzeźby, sytuację artysty reali-

zującego projekty, performera i badacza, poszukującego 

rozwiązania istotnych dla siebie problemów, zazwyczaj 

natury warsztatowej, formalnej. W przypadku twórczości 

Janusza Ploty są to zarówno problemy związane z warszta-

tem, estetyką, środkami przekazu, jak i problemy dotyka-

jące tematyki prac, a nade wszystko obszarów obecności 

człowieka (lub tropienia śladów owej obecności) w Naturze, 

w pejzażu, wreszcie w konkretnym obiekcie, w dziele. 

Wydaje się także, że Galeria „Stodoła” – Szumiłowo, gdzie 

Plota tworzy swe niezwykłe obiekty i dokąd przenosi 

gotowe już formy przestrzenne, budowane w innych zakąt-

kach świata, pełni podobną rolę jak „parateatr”, czy „teatr 

źródeł”, „teatr ubogi” w przypadku poszukiwań Grotow-

7	 B. Latour, Dajcie mi laboratorium, a poruszę świat, tłum. 
K. Arbiszewski, Ł. Afeltowicz (w) „Teksty drugie”, 1 – 2 2009, 
s. 163-192.

8	 Tamże, s. 189

4. Janusz Plota Drzwi do lasu, Galeria „Stodoła”, Szumiłowo 

| fot. archiwum artysty |

4.
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skiego, któremu na pewnym etapie artystycznego roz-

woju scena „przestała wystarczać”. Co prawda rzadko była 

to scena w tradycyjnym rozumieniu tego słowa, jednak 

fakt rozwiązania zespołu „Teatru Laboratorium” i podjęcia 

działań „w terenie”, a także badań nad teatrem rytualnym, 

pierwotnym – ma tutaj swoje niebagatelne znaczenie. 

Podobnie obrazy Janusza Ploty, emanujące wewnętrzną 

energią, ekspresją, mocnymi zestawieniami barw, dyna-

micznym, chropawym konturem, a także jego rysunki 

i szkice, operujące kruchą i finezyjną kreską, niekiedy ner-

wową, drapieżną, zawsze jednak bardzo dynamiczną - nie 

przybierały nigdy tradycyjnych, akademickich form. Jed-

nakże w artystycznej biografii obu twórców (i Grotowskiego 

i Ploty), niezależnie od faktu pracy w odmiennym medium, 

widać to samo pękniecie, prowadzące do podjęcia własnej, 

niezależnej drogi performera, drogi wiodącej „ku źródłom”, 

ku esencji Natury i sztuki, ku prapoczątkom współczesnej 

cywilizacji. Nieprzypadkowo też obaj twórcy, na pewnym 

etapie swych poszukiwań realizowali swe projekty w zwy-

czajnej, wiejskiej stodole, w przestrzeni pustej, nieskażonej 

cywilizacyjnie, pierwotnej kulturowo, zgrzebnej, czy wręcz 

ubogiej. 

Czym jest stodoła dla Ploty? Z pewnością nie wyłącznie 

przestrzenią wystawienniczą, umownie potraktowaną gale-

rią, obojętnym znaczeniowo, nienacechowanym seman-

tycznie miejscem. Przeciwnie! Stodoła usytuowana jest 

bowiem gdzieś w przestrzeni granicznej, między światem 

przyrody, bujnej i nieokiełznanej, nieskażonej do końca 

działaniami człowieka, a światem wsi, z jej dziedzictwem 

rytuałów, obyczajów, obrzędów i wierzeń, z jej prostym 

i bardzo pierwotnym pięknem. To zatem miejsce magiczne, 

w którym przez szczeliny w sczerniałych, spłukanych desz-

czem deskach, a także tych położonych świeżo, sączy 

się słońce. Miejsce, w którym pachnie ziołami i sianem, 

w którym pod belkowaniem stropu jaskółki lepią swe 

gniazda. 

W stodole, jeżeli potraktować ją jako przestrzeń teatralną, 

następuje zerwanie z tradycyjnym układem: publiczność 

– aktor – scena. W tej sytuacji sceną może być nawet klepi-

sko, że o wiejskim podwórzu, polnej drodze, czy porośnię-

tej malowniczo chwastem łące nie wspomnieć. Prywatne 

teatrum Janusza Ploty, teatrum „osobne” obejmuje rów-

nież realizacje w przestrzeniach „nieteatralnych” i tam to 

właśnie kontakt z odbiorcą – uczestnikiem zdarzenia, nie 

zawsze miłośnikiem i znawcą sztuk wizualnych, najczęściej 

obserwatorem procesu powstawania obiektu – okazuje się 

szczególnie bliski. 

Co prawda owa fizyczna bliskość ma swoją cenę. Pokaza-

nie dzieła w salonie lub renomowanej galerii wyraźnie je 

nobilituje, nobilituje także jego autora. Co innego pokazać 

ten sam obiekt lub kompozycję przestrzenną na zwykłym 

rżysku, czy w polu, przed oczami niewyrobionej, nieroz-

smakowanej w sztuce publiczności. 

W galerii „Stodoła” w Szumiłowie organizowane są zatem 

„drzwi otwarte”, plenery i akcje, dedykowane nie zawsze 

przygotowanemu, niekiedy przypadkowemu odbiorcy. Oto 

Klepsydra wodna budowana jak szałas, na tratwie i czarna 

piramida ustawiona na tafli wody. Oto mocno wydłużone, 

wysmukłe, drewniane drzwi, naznaczone resztkami olejnej 

farby, ograniczone umowną, geometryczną konstrukcją. 

Drzwi z lekka uchylone wprost w pejzaż. Oto dziwaczny 

stwór, prehistoryczny zwierz, zbudowany z pordzewiałych 

blach i drutu, zwracający swój pysk ku spokojnej tafli wody. 

Oto monumentalny, ceglany piec, o masywnej podstawie, 

osadzony na betonowej platformie, sięgający swym wielkim 

cielskiem nieba. Oto kolumny i drzewa, całe kolumnady 

drzew zostawiających swój delikatny ślad na folii i ową 

folią okrytych. 

Gdzieś w tle, w podtekście tych wszystkich działań majaczą 

kontury sceny. Sceny jakże umownej, nie wydzielonej jesz-

cze, nie zapisanej w pejzażu, ukrytej zapewne w półmroku, 

pod dachem zwykłej stodoły. To tutaj, każdego lata doko-

nuje się obrzęd inicjacji i przekroczenia, apoteozy i upadku, 

obnażenia i odkrycia, to tutaj także mówi się, zdecydowanie 

i wyraźnie, własnym, niekiedy trudnym dla odbiorcy teks-

tem. Za progiem, za przesłonami z folii pozostaje to, co 

„pomiędzy”. Przestrzeń (jak pisał językiem godnym praw-

dziwego poety Le Corbusier) „niewysłowiona”, nienazwana, 

nieskonkretyzowana jeszcze w artystycznym, arbitralnym 

geście. Pozwólmy sobie na kontemplację owej jakże roz-

ległej, dalekiej aż po horyzont sfery. To sfera lasów i łąk, 

piaszczystych dróg, leśnych traktów, spokojnych domostw 

i pól, żywiołu ziemi, powietrza i wody z okolic Szumiłowa. 

 Małgorzata Dorna (Wendrychowska)
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Daniel Jerzy żyżniewski

Kamieniołom-ność 
I

W uchu Dionizosa 

szept -

-	 w szeptaniu myśl

w ciemności ludzki krzyk

niesie się, powiela  

w lupanarze kobieta 

– cierpienie, śmiech, wstręt

ktoś pierwszy uderza 

kamieniołom-ność 

wrze 

gotuje się

wzbiera

ból w zderzeniu z trzepotem skrzydeł nietoperza

wytykanie palcami 

w rytmie oskarżenia 

drżenie skały 

-śmierć- 

II

Caravaggio w bezdechu – ucieka

na ołtarzu zostają grabarze 

nad ciałem pochodnie i ostateczność 

Syrakuzy milczą pod ciężarem fasady

fale obmywają nabrzeża 

przeszłość 

istnienia 

teraźniejszość

(przed obrazem M.M. da Caravaggia Męczeństwo 

św. Łucji, Syrakuzy 2011/Warszawa 2017; z cyklu 

„Włoskie chwile”)

Wenecka szczelina

Stoją obok siebie 

pochylają się 

bliskość

stanę z nimi

wyznaczę drogę

muśnięcie rynny

szalik w kolorze jesieni

zapach wody

pod stopami – rozkołysanie

skrytość 

drewniany fundament

dłońmi ocieranie – odczuwanie 

przejdę 

spojrzę za siebie

zobaczę wenecką szczelinę 

pomiędzy ścianami dwóch kamienic 

potem kartka, pióro, atrament

chwila, której nikt nie zauważył 

(z cyklu „Włoskie chwile”, Wenecja 2007/Warszawa2017)
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p o e z j a

             ***
miejsce gdzie nie jesteś mitem

gdzie ono jest

między losem anioła a zwierzęcia

nasze lęki pragnienia

desperacja poszukiwań

paraliż myśli przed ostatnim

oddechem

jest dużo miejsca w ziarnku

nieba na przymkniętej powiece

w labiryncie serca

w dźwięku wypowiadanego słowa

w wirujących korytarzach snów

jest konwenans w codziennym żywiole

czy zniszczy powód by dotknąć miłości

przed zamknięciem bramy czasu

KRESKA
Hugonowi Laseckiemu

spękana biel

wieloznaczny chłód

bez dosłowności

grają kontrastem

życie zatrzymane

na twarzy matki

kreską z nieznanego świata

w oknie nie ma światła

wszystko z ciemności

tuba rozdarła przestrzeń

człowiek w bezwolnym napięciu

czy przeciw człowiekowi

znaki znaczą może nie znaczą

człowiek daleko od środka

skurczonym gestem

uchwycony znaku

na obrzeżach rzeczywistości

IMPRESJE
w rytmie przypływów

partytura

z pięcioliniami kanałów

poprzecinana niezliczonymi

kreskami taktowymi mostów

kanały cętkują nuty

odbitych w nich okien

szyje gondoli lawinowo

wycięte

miasto orkiestra

ze wzburzonym chórem fal

Antonio Vivaldi słyszał orkiestrę

uznał że „Muzyka jest

przed orkiestrą”

„O sole mio” tylko dla turystów

bogatszych turystów

dla czarno odzianych Wenecjanek

dzierganie koronek

pod strażą lwich chimer

osiadłych na fasadach

zmurszałych domostw

do św. Marka szliśmy

po kostki w wodzie usuwając

z placu krzesełka z plastiku

krótka migawka z jaśniejącą

plamą Pałacu Dożów

w szczelinie uliczki

zjawisko w witrynie

kapiące złotem tkaniny i

maski maski maski

szukam znaku wodnego

gdzieś blisko leży wyspa

nie wiedziałam że jest miejscem

pochówku Wenecjan

laguna żegnała nas

perłowym blaskiem

zaza wilczewska
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Zwano to miejsce Soplicowem Północy. W pałacu 

w 1827 roku koncertował w Białej Sali Fryderyk Chopin, 

goszczeni tu byli Jan Matejko, Jan Kasprowicz, Oskar Kol-

berg, Stefan Żeromski. 

A dzisiaj? Po raz 12. tej jesieni odbywały Dni Chopinowskie, 

tym razem z udziałem pianisty Piotra Pawlaka i Polskiej 

Filharmonii Kameralnej Sopot, którą dyrygował Wojciech 

Rajski. U progu lata koncert muzyki klasycznej z cyklu 

„Mistrz i uczniowie” firmował Stanisław Daniel Kotliński 

ze studentami Akademii Muzycznej w Gdańsku. Przez 

kilka miesięcy można w pałacu (do grudnia 2018) oglądać 

wystawę Bolesława Jana Czedekowskiego – portrecisty 

wiedeńskiego, malarza nieznanego w Polsce, autora ponad 

2000 portretów elit polskich, austriackich, francuskich, 

angielskich. Jego prace znajdują się w wielu galeriach. 

Córka Helena zmarłego w 1969 roku malarza, także zdolna 

malarka, była żoną Adama Sierakowskiego. To oferta kilku 

ostatnich miesięcy muzeum w Waplewie poza ekspozycją 

stałą przygotowaną starannie i ciągle wzbogacaną.  

Rezydencja w Waplewie Wielkim (dzisiaj w gminie Stary 

Targ) ma bardzo długa historię, sięgającą XIV wieku. Nale-

żała między innymi do rodziny Rabów, potem Niemojew-

skich, wreszcie Zawadzkich, by wreszcie w XVIII wieku 

stać się siedzibą rodu Sierakowskich, którzy w waplew-

skim pałacu osiedli od 1758 do 1929 roku. Musieli opuścić 

Waplewo, bo hrabia Stanisław Sierakowski został uznany 

za personę non grata w związku z kłopotami finansowymi 

i niekorzystnie zaciągniętym kredytem w banku niemie-

ckim. Bank doprowadził do rozparcelowania majątku, cho-

ciaż pałac wraz z piętnastohektarowym parkiem nadal 

należy do Sierakowskich. Parcelacja dotyczyła ziemi, 

którą rozkupili miejscowi i koloniści niemieccy, a część 

zabudowań dworskich wykupiła przy cichym wsparciu 

rządu polskiego II RP rodzina Doniemirskich, która miała 

w sąsiedztwie kilka majątków.

Ostatnią panią na Waplewie była Helena Lubomirska-Siera-

kowska, która razem z mężem wyjechała do ich drugiego 

majątku w Osieku pod Rypinem. W 1939 roku zostali aresz-

towani, a potem rozstrzelani przez oddział Selbstschutzu, 

na czele którego stał kuzyn bliskich sąsiadów Sierakowskich 

w Rypinie, hrabia von Alvensleben, późniejszy generał SS.

W czasie wojny pałacem w Waplewie zarządzał przedstawi-

ciel Rzeszy. W 1941 roku Niemcy zrabowali obrazy, rzeźby, 

meble, część książek i wywieźli. Potem dzieło zniszczenia 

kontynuowali Rosjanie. Pozostałe książki, według opowieści 

miejscowych, po wojnie wyrzucono do parku. Tam leżały 

i mokły. Ponoć od czasu do czasu ludzie wycinali sobie 

strony z ładnymi obrazkami. Imponująca biblioteka Siera-

kowskich została wdeptana w ziemię, podobnie fortepian 

Bechsteina, którego struny również znajdowano w parku.

Po wojnie w pałacu był PGR. 

W listopadzie 2006 roku pieczę nad pałacem przejęło 

Muzeum Narodowe w Gdańsku. Pierwszy kierownik Andrzej 

Trzeciak zabezpieczał obiekt. Okres przygotowawczy do 

rozpoczęcia rewitalizacji pałacu był długi, poświęcony na 

badania.

Maciej Kraiński, obecny kierownik mieszczącego się w pałacu 

waplewskim Muzeum Tradycji Szlacheckiej, oddziału Muzeum 

Narodowego w Gdańsku, rozpoczął pracę w 2009 roku. 

– To miejsce powinno mieć w sobie znamiona autentyczno-

ści i ducha czasu – mówi. – Zależało nam, żeby to nie była 

rekwizytornia teatralna, tutaj powinno się czuć piętno prze-

szłości. Ważna jest atmosfera miejsca. W tej chwili mamy 

ponad tysiąc obiektów. I dodaje: – Chętnie oprowadzę po 

siedzibie rodu Sierakowskich.

d z i e d z i c t w o
MIEJSCE I DUCH
Alina Kietrys 

1.	 Waplewo; dwór i oranżeria od strony południowo-za-

chodniej na litografii Alexandra Dunckera z ok. 1870 | z archi-

wum Marka Sperskiego |

Waplewo Wielkie – Muzeum Tradycji Szlacheckiej

1.
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Izabella Sierakowska-Tomaszewska, której dziadkami byli 

ostatni właściciele pałacu, po raz pierwszy po wojnie przyje-

chała do Waplewa Wielkiego w roku 1999. Na zjazd rodziny 

Sierakowskich zorganizowany w 2010 roku zjechało już do 

Waplewa 40 potomków rodu. Pałac uznano za cenny zaby-

tek kultury ziemiańskiej w północnej Polsce.

– Utrzymuję stały kontakt z Izabellą Sierakowską, córką Sta-

nisława i Heleny, żoną nieżyjącego już znakomitego komen-

tatora sportowego Bohdana Tomaszewskiego – mówi 

Maciej Kraiński. – Sierakowscy w Waplewie urządzili oazę 

polskości, zawsze służyli ojczyźnie nie szablą, a głową, no 

i czasami kropidłem, bo z Sierakowskich było kilkunastu 

biskupów – dodaje.

W Pokoju Bilardowym na parterze, od którego rozpoczy-

namy wędrówkę po muzeum, wiszą na ścianach portrety 

członków rodziny Sierakowskich pochodzących zarówno 

z Litwy, jak i z Galicji. Kajetan Onufry Sierakowski herbu 

Ogończyk był posłem na Sejm Czteroletni i autorem książki 

Do uprzedzonych względem Konstytucji 3 maja zapadłej (1793). 

– To on z rąk króla Stanisława Poniatowskiego otrzymał 

order Orła Białego. W kongresowym Królestwie Polskim był 

senatorem i kasztelanem słońskim, a w czasie powstania 

listopadowego został senatorem-wojewodą. Jego portret 

wisi na głównej ścianie u samej góry. – informuje Maciej 

Kraiński. – W tej sali jest jeszcze co najmniej jeden portret 

godny uwagi – to Stanisław Sołtan, którego syn pułkownik 

Sołtan – wujeczny dziad Izabelli Sierakowskiej – był przyja-

cielem Zygmunta Krasińskiego; stąd właśnie w Waplewie 

mamy 260 oryginalnych listów Zygmunta Krasińskiego, 

które przekazała muzeum Izabella Sierakowska. Te listy są 

już w opracowaniu i stanowią przedmiot badań filologów.

Rodzina Sierakowskich z Waplewa była też spowinowacona 

z hetmanem Potockim i z hetmanem Branickim – dwoma 

targowiczanami. Izabella Sierakowska mawia, że noszą na 

sobie odium win protoplastów i że muszą te winy odkupić. 

W muzeum w Waplewie wiszą portrety potomków i Poto-

ckich, i Branickich.

– Wyposażenie pałacu Sierakowskich to było 460 

obrazów, w tym dzieła Rubensa, Tycjana, dużo grafik 

z pracami Albrechta Dürera na czele, biblioteka ogromna  

z 11 tysiącami książek, ciekawe archiwalia, w tym ważne 

korespondencje, były też ciekawe meble i całe mnóstwo 

cennych drobiazgów – mówi Kraiński. – To wszystko 

z pałacu w Waplewie zniknęło, także jeszcze przed wojną, 

za sprawą muzealników gdańskich z Stadtmuseum Danizg, 
którzy mieli pełen spis tego, co znajdowało się w Waple-

wie. Część zbiorów Biblioteki Waplewskiej znajduje się 

w tej chwili w zbiorach Biblioteki PAN w Gdańsku. Zro-

biliśmy tam kwerendę i znaleźliśmy około 300 obiektów. 

To nie było zbyt trudne – tłumaczy Kraiński – ponieważ 

Sierakowscy sygnowali swoje książki jajowatą pieczęcią 

z herbem Ogończyk, a cenniejsze obiekty były sygnowane 

podpisem właścicielskim. Udało nam się też wzbogacić 

naszą bibliotekę, bo bardzo okazyjnie odkupiłem drugie 

paryskie wydanie Pana Tadeusza z 1838 roku, które należało 

do Antoine’a Sierakowskiego, co dokumentuje oryginalna 

pieczęć i podpis. Książka ta znajdowała się w Poznaniu.

 – Wszystko, co stanowi w tej chwili wyposażenie Pałacu 

w Waplewie – dodaje Kraiński - pochodzi po części ze 

zbiorów Muzeum Narodowego w Gdańsku, z depozy-

tów z innych muzeów, ale również z darowizn osób, które 

dostrzegły tutaj takie miejsce, gdzie przetrwają ich rodzinne 

rzeczy. Bo część rodzin ziemiańskich identyfikuje się z tym 

miejscem, na przykład rodzina Dębińskich z Sopotu czy 

rodzina Ślizieniów, a pani Izabella Sierakowska stale nam coś 

przekazuje. To są bezcenne pamiątki, prawie skarby. Dosta-

liśmy od niej kilkanaście obrazów i całe mnóstwo srebrnych 

drobiazgów, które znajdują się w Białej Sali w witrynkach. 

Za każdym razem, gdy pani Izabella przyjeżdża i z uśmie-

chem tajemniczym mówi: „Coś ci przywiozłam”, wyciąga 

z plastikowej torebki kolejne drogocenności do naszej 

kolekcji. Przyjeżdża tutaj często. Jest właściwie na każde 

Dni Chopinowskie, które urządzamy upamiętniając pobyt 

Chopina w Waplewie. Staramy się też, by czuła się tutaj 

jak u siebie i dlatego ma swoje pied-à-terre na górze, dwa 

pokoiki, do których zawsze może przyjechać z kuzynami 

czy przyjaciółmi.

Pytam o rewitalizację pałacu. 

– Byliśmy o tyle w szczęśliwej sytuacji, gdy zapadła decyzja 

o remoncie pałacu, że była pani Izabella, która dysponowała 

spisanymi wspomnieniami swego ojca, Andrzeja Sierakow-

skiego, który, rzadkość w rodzinach ziemiańskich, studiował 

architekturę – mówi Kraiński. – Zazwyczaj w rodzinach 

ziemiańskich studiowało się albo rolnictwo albo prawo, 

choć zdarzali się filozofowie – jak profesor Władysław Tatar-

kiewicz czy Stefan Świeżawski; prawo to była umiejętność 

funkcjonowania w życiu publicznym. Andrzej Sierakowski 

rozpoczął architekturę we Lwowie, a skończył w Gdańsku. 

Studiował z profesorem Wiesławem Gruszkowskim, który 

niedawno zmarł. Pytałem profesora jak wspomina Andrzeja 

Sierakowskiego i usłyszałem, że „było wesoło”. Sierakowski 

mieszkał przez jakiś czas w Sopocie, który był taką Mekką 

ludzi wysadzonych z siodła. I miał świadomość, że był takim 

trochę dziwolągiem w tamtych czasach.
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– W archiwach Politechniki Gdańskiej odnaleźliśmy inwen-

taryzację wnętrz pałacu w Waplewie, którą sporządził 

Sierakowski. – kontynuuje Maciej Kraiński. – Każde wnę-

trze było nazwane i zwymiarowane oraz dołączona była 

informacja, co się w poszczególnych wnętrzach znajdo-

wało. Mnie ten fakt bardzo zdziwił, bo wiedziałem, że po 

II wojnie był restrykcyjny zakaz zbliżania się właścicieli do 

miejsc, które zostały przejęte w wyniku reformy rolnej 

przez państwo. Nie można było nawet przebywać w tym 

samym powiecie lub zbliżać się na odległość 50 kilome-

trów do miejsca, z którego się było wyrzuconym. W jaki 

sposób została zrobiona ta inwentaryzacja w 1948 roku 

– nie wiemy. Mogę tylko przypuszczać, że studenci zwymia-

rowali pałac w ramach zleconej przez Sierakowskiego pracy, 

a on to rozrysował i nazwał każde pomieszczenie. Dzięki 

temu z tej inwentaryzacji wiedzieliśmy, jaka była funkcja 

pomieszczeń. A z opisów szczegółowych jasno wynika, co 

znajdowało się w pokoju, co wisiało na ścianach, co stało 

na kominku; bezcenna informacja, jeśli chodzi o aranżację 

historyczną wnętrz.

W tej chwili w każdej sali są zdjęcia, na przykład z 1896 roku, 

kiedy panią na Waplewie była Maria Potocka-Sierakowska, 

córka Katarzyny Branickiej, a wnuczka hetmana Branickiego, 

i widać dokładnie, jak wyglądały poszczególne pomiesz-

czenia, a jak są urządzone dzisiaj. Pod koniec XIX wieku 

po wielkim remoncie pałacu Sierakowscy zrobili też coś 

w rodzaju sesji fotograficznej. Posadzka i podłoga zostały 

więc odtworzone jak na zdjęciach. Kominek, wyrwany 

ze ściany po wojnie, został zrobiony na podstawie zdjęć. 

Obrazy wisiały na ścianach w trzech rzędach. Staramy się 

to odtworzyć. Oczywiście nie wszystkie obrazy, które teraz 

wiszą, są z kolekcji Sierakowskich; nieliczne pochodzą z tego 

pałacu. I żeby zwiedzającym ułatwić identyfikację, górny 

rząd jest z kolekcji, podobnie Bitwa z Tatrami. Pozostałe są 

z zasobów Muzeum Narodowego w Gdańsku, ponadto 

wypożyczenia lub depozyty. Choćby od rodziny Dziedu-

szyckich, bo drugą żoną Kajetana Onufrego Sierakowskiego 

była Helena Dzieduszycka z Zarzecza koło Jarosławia.

– Byliśmy tam – dodaje Maciej Kraiński – żeby obejrzeć 

Zarzecze, bo urządzając waplewski pałac, wyszliśmy z zało-

żenia, że trzeba obejrzeć posiadłości kobiet, które weszły do 

rodziny Sierakowskich. Wiedzieliśmy, że kobiety odciskały 

znaczące piętno na wnętrzach wielu pałaców i aranżowały 

je według swoich pomysłów. A ich gusty kształtowały się 

najczęściej w rodzinnych posiadłościach. Musieliśmy tylko 

podjąć decyzję, do której epoki nawiązujemy. I postanowi-

liśmy, że nawiązujemy do przełomu XIX i XX wieku. A więc 

te wnętrza są odtworzone według gustu Marii Potockiej

-Sierakowskiej z Krzeszowic albo wedle pomysłu Heleny 

Lubomirskiej-Sierakowskiej z Przeworska. A Przeworsk to 

ordynacja książąt Lubomirskich, którzy ze swoich pieniędzy 

łożyli na Ossolineum we Lwowie aż do 1945 roku.

Poszukiwania zaginionej kolekcji Sierakowskich z Waplewa 

cały czas trwają. Krok po kroku, od 12 lat szuka dzieł z tej 

kolekcji pani Dobromiła Rzyska-Laube, która na ten temat 

wpierw napisała pracę magisterską, teraz pisze doktorat. To 

ona odnajduje obrazy w różnych muzeach i u prywatnych 

kolekcjonerów. Jak dotąd zidentyfikowała około osiem-

dziesięciu obrazów. Jeszcze nie wszystkie są w Waplewie.

Pałac otwarto dla zwiedzających w roku 2015. Przede 

wszystkim dzięki dotacjom unijnym – 6 milionów złotych 

i kwocie 2 milionów złotych przyznanej ze środków mar-

szałka województwa pomorskiego. Na swój czas czeka 

jeszcze 15-hektarowy niezwykły park.

– Mamy już projekty parku, powozowni i domu Donie-

mirskich – mówi Maciej Kraiński – ale koszt ma wynieść 

20 milionów złotych...			 

Alina Kietrys

3.	 Waplewo; wygląd współczesny, 2012;  dwór i dawna 

oranżeria od strony południowo-zachodniej | fot. Marek 

Sperski |

2.
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w y d a r z e n i e
SZÓSTA SCENA TEATRU WYBRZEŻE – STARA APTEKA 
Katarzyna Korczak 

Dawne połączone z nowym. Sto pięćdziesiąt miejsc na 

widowni. Zaplecze i foyer posłużą wkrótce także moder-

nizowanej Scenie Malarnia. Uroczyste otwarcie 18 paź-

dziernika 2018 roku. 

Centrum basenu Morza 
Bałtyckiego

– To dobry moment, aby podziękować wielu ważnym 

osobom, które doprowadziły do realizacji pięknego przed-

sięwzięcia – powiedział Mieczysław Struk, Marszałek Woje-

wództwa Pomorskiego. – Na nowej scenie będziemy gościć 

artystów z różnych stron, ku pokrzepieniu widowni, nie 

tylko trójmiejskiej. Jest to efekt myślenia, że Teatr Wybrzeże 

trzeba uczynić ważnym centrum teatralnym basenu Morza 

Bałtyckiego. Niech to się dzieje na chlubę: miłośników 

kultury, pięknego miasta, Pomorza, całej naszej ojczyzny.

Marszałek podziękował szczególnie dyrektorowi Adamowi 

Orzechowskiemu, który – podkreślił – wykazuje ogromną 

determinację w realizacji kolejnych etapów rozwoju Teatru 

Wybrzeże.

– Inwestycje w kulturę świadczą o społeczeństwie, ozna-

czają, że nie zapominamy o najważniejszym, że to, kim 

jesteśmy, jak odczuwamy, jaką mamy wrażliwość i hierar-

chię wartości nie bierze się z jakości infrastruktury; kultura 

jest najważniejsza, ona określa nas tu i teraz – powiedział 

prezydent Miasta Gdańska Paweł Adamowicz. – Inwestycje 

w kulturę będą kontynuowane, nawet trochę pod prąd, 

bo one, niestety, nie należą do najbardziej popularnych.

Paweł Adamowicz przypomniał, że za kilka lat z Targu 

1,2,3 Otwarcie sceny Stara Apteka | fot. Dominik Werner, 

materiały promocyjne Teatru Wybrzeże |

1.
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Węglowego znikną samochody, a obszar między Teatrem 

Wybrzeże i Gdańskim Teatrem Szekspirowskim będzie 

przekazany przechodniom.

Projekt budowy sceny współfinansowano ze środków Euro-

pejskiego Funduszu Rozwoju Regionalnego w ramach RPO 

Województwa Pomorskiego na lata 2014-2020.

Zabytki i wiek XXI 
Nowe obiekty Teatru Wybrzeże – scena Stara Apteka oraz 

foyer służące zarówno tej scenie, jak i istniejącej scenie 

Malarnia, utworzono w miejscu na terenie średniowiecz-

nych fortyfikacji miejskich. Zabytkowy budynek Starej 

Apteki oraz fragmenty średniowiecznych murów obron-

nych zostały wpisane do Rejestru Zabytków Województwa 

Pomorskiego, natomiast cały obszar inwestycji podlega 

ochronie konserwatorskiej i zlokalizowany jest na obszarze 

stanowiącym Pomnik Historii.

Jak wykazały badania archeologiczne, najstarszymi ele-

mentami, na których powstały obecne budynki Teatru, są 

pozostałości średniowiecznego sytemu obwarowań – muru 

wysokiego, który wykorzystano przy budowie tylnej ściany 

Starej Apteki i muru niskiego, na którym postawiono ścianę 

frontową. W trakcie wykopalisk natrafiono także na pozo-

stałości gotyckiej baszty oraz fosy.

Wspólne dziedzictwo 
kulturowe
– Europa to historia, czasami bolesna, trudna do zaakcep-

towania – powiedziała przedstawicielka Unii Europejskiej 

i Dyrekcji Generalnej do spraw Polityki Regionalnej i Miej-

skiej, Anna Modzelewska. – Ale Europa to i bogactwo wspól-

nego dziedzictwa kulturowego, bez którego integracja nie 

byłaby możliwa. Oddawany dziś projekt dowodzi, że kraje 

unijne solidaryzują się ze wszystkimi krajami członkowskimi, 

dostrzegają istotność budowania społeczeństw obywa-

telskich opartych na uniwersalnych wartościach unijnych, 

jakimi są: demokracja, tolerancja, wolność i pokój. Przez 

dostęp do kultury uczymy się krytycznego myślenia, ale 

też szacunku dla poglądów niekiedy odmiennych, do kon-

struktywnych rozwiązań w oparciu o podstawowe zasady 

etyczne Europy. 

Wstęga, baloniki, złoty deszcz  
i Krystyna Łubieńska

Piosenkę skomponowaną przez Marcina Mirowskiego do 

słów Grzegorza Kwiatkowskiego z okazji otwarcia Nowej 

Apteki odśpiewali aktorzy Wybrzeża. Przecięto wstęgę, 

w niebo wzbijały się kolorowe baloniki, na gości posypał 

2.
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się złoty deszcz. Kolorytu spotkaniu dodali paradnie odziani 

członkowie Gdańskiego Bractwa Kurkowego „Strzelec”.

W trakcie ceremonii Marszałek Województwa Pomorskiego 

Mieczysław Struk wręczył aktorce Krystynie Łubieńskiej 

Nagrodę Specjalną za wybitne zasługi sceniczne z okazji 

60-lecia twórczej obecności na scenie Teatru Wybrzeże. 

Katarzyna Korczak

3.

Teresa Miszkin Uwikłania  (tryptyk) | 1996, 180 x 435 cm |
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Ruscy w Starej Aptece
Pierwszy spektakl na nowej scenie Teatru Wybrzeże. To 

dobre i ważne przedstawienie. Radosław Paczocha – dra-

maturg nagradzanych sztuk zaistniał już kilkakrotnie w Tea-

trze Wybrzeże jako autor sztuk Być jak Kazimierz Deyna 

(2010), Faza delta (2012), Broniewski (2014) i ostatnio Urodzin, 

czyli ceremonii żałobnych w czas radosnego święta (2017). 

Najlepszym – jak do tej pory – był Broniewski w reżyserii 

Adama Orzechowskiego, który lubi przekładać Paczochę na 

scenę i poza opowieścią o Deynie wyreżyserował wszystkie 

jego sztuki. Najnowszą Ruscy przygotował w Starej Aptece 

z wyczuciem i swoistą wrażliwością. Udaną scenografię 

zaprojektowała Magdalena Gajewska, scenografka także 

związana z twórczością Paczochy

t e a t r
RÓŻNORODNOŚĆ I NIEPOKOJE, JESIEŃ 2018
Alina Kietrys

Ostatnio w trakcie jednego weekendu można obejrzeć w Trójmieście kilkanaście 

przedstawień. Czy to wystarcza, co do formy i treści, w blisko milionowej 

aglomeracji? 
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Ruscy to opowieść o Polce z Kazachstanu – Wierze, urodzo-

nej i wychowanej w duchu polskości na Kresach, dzisiejszej 

Ukrainie, którą siłą przetransportowano do Kazachstanu. 

Tam wśród Niemców, Rosjan i Kazachów Polacy próbowali 

nie zatracić dumy, języka i poczucia polskości. Byli Pola-

kami, których opuściła ojczyzna, ale zawsze do tej ojczyzny 

tęsknili i wierzyli w cudowny, wyśniony, dający szczęście 

powrót „na Ojczyzny łono”. Opowieść Paczochy oparta 

o doświadczenia Julii Sałacińskiej, obcej wśród swoich, jest 

przejmująca. Głowna bohaterka Wiera – młoda dziewczyna 

(w tej roli sugestywna Magdalena Gorzelańczyk) przechodzi 

wraz z całą rodziną szkołę życia: wygnanych, upokarzanych 

i gnębionych przez totalitarny system sowiecki Polaków. 

Bydlęcy wagon przecięty wzdłuż – dobry pomysł sce-

nograficzny Magdaleny Gajewskiej – ułatwia rozegranie 

dramatu. Staje się miejscem cierpień, przelotnej modlitwy 

z księdzem, intymną przestrzenią wzniosłego spotkania 

zakochanych – dziadka Wiery i Barbary, kobiety pięknej 

i szlachetnej spotkanej nieoczekiwanie na nieludzkiej ziemi. 

Tam przeżyją Polacy tortury i upokorzenia, tam będą na 

kolanach błagać o zmianę losu. Biało-czerwone chorągiewki 

powbijane w tło są i świadomie, i przez przypadek deptane 

i bezczeszczone, jak polskość Wiery i jej wybory. Bo czego 

nie zrobisz, czego nie wybierzesz – będziesz żałowała, 

będziesz nieszczęśliwa – przepowiada jej przyjaciółka, 

kiedy Wiera podejmuje decyzję o przyjeździe do Polski 

na studia. W roli tej przyjaciółki naprawdę bardzo dobra 

Agata Woźnicka, obdarzona silnym, wiarygodnym głosem, 

przekonująca piękna dziewczyna, w której zastyga smutek 

i świadomość przegranej polskości.

1. Radosław Paczocha Ruscy, Teatr Wybrzeże, Gdańsk, scena 

zbiorowa | fot. Dominik Werner, materiały promocyjne teatru |

2. Marius von Mayenburg Konsternacja, teatr Konsulat Kul-

tury, Gdynia | fot. Sebastian Mul, materiały promocyjne teatru |

2.
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Są w tym spektaklu role porywające. Krzysztof Matuszewski 

jako Dziadek, ten na którego głowie spoczywa największa 

odpowiedzialność za losy rodziny, stanowczy i odważny. To 

ważna i dojrzała rola Matuszewskiego. Matka Wiery – Sylwia 

Góra-Weber miękko i z wyczuciem tłumaczy córce los Polki, 

którą w Polsce współczesnej nazywają „Ruską”. Niemniej, 

ekspansja bólu Wiery, szczególnie w drugiej części spek-

taklu – kiedy w tej wymarzonej Ojczyźnie wciąż jest obcą 

– wydaje się już natrętna, zbyt wrzaskliwa. 

Ważne są też epizody. Po kilka zaledwie zaznaczonych dra-

maturgicznie postaci grają Katarzyna Dałek – szczególnie 

dobra jako Barbara; Katarzyna Z. Michalska – bezduszna 

urzędniczka w gminie, Piotr Biedroń – do zapamiętania 

jako Jura, chłopak Wiery z Ukrainy, czy Robert Ninkiewicz 

– okrutny Rosjanin. Przejmujące też są epizody Piotra Chysa 

i Marka Tyndy. Ten spektakl powinni obejrzeć zarówno 

potomkowie tych, którzy na Pomorze przyjeżdżali w dużych 

grupach repatriacyjnych z Wileńszczyzny i dzisiejszej Biało-

rusi, ale też z okolic Lwowa czy Kamienia Podolskiego w dru-

giej połowie lat 40. i w latach 50. Powinni też obejrzeć ten 

spektakl młodsi Polacy, czasami obojętni wobec rodaków, 

którzy teraz z kartą Polaka wracają ze Wschodu albo z głębi 

dawnego ZSRR. To przedstawienie porusza i przynajmniej 

częściowo tłumaczy, dlaczego określenie „Ruski” wobec 

Polaków, których z powodów historycznych „opuściła 

Ojczyzna”, jest obraźliwe, czasami wręcz haniebne. 

Konsulat Kultury w Gdyni ma 
teatr
To nowe miejsce Gdyńskiego Centrum Kultury przy ulicy 

Jana z Kolna. Oddany zaledwie w sierpniu tego roku budy-

nek po dawnym konsulacie szwedzkim specjalizuje się 

w spotkaniach okolicznościowych, dobrej jakości teatrze 

dla dzieci i przedstawieniach dla dorosłych szukających 

ciekawych propozycji. Ostatnio grane były trzy tytuły, 

w tym warta uwagi Konsternacja Mariusa von Mayenburga.

Konsulat Kultury na oficjalnym afiszu otwarcia miał ważne 

nazwiska: Chrapkiewicz, Davies, Masecki, Mayenburg, 

Młynarski, Radziwiłowicz, Seniuk, Seweryn, Tumidajski, 

Weiss... Wtedy właśnie Grzegorz Chrapkiewicz – ongiś 

aktor Teatru Wybrzeże, a dzisiaj profesor Akademii Tea-

tralnej im. Zelwerowicza i Uniwersytetu Muzycznego im. 

Chopina w Warszawie, reżyser związany z najlepszymi 

scenami dramatycznymi i operowymi w Polsce, zakotwi-

czył na chwilę w Gdyni. I przygotował polską premierę 

sztuki Mayenburga Konsternacja. To spektakl precyzyj-

nie poprowadzony i zagrany z wyczuciem przez kwartet 

dobrych aktorów. Minimalna scenografia: sofa, fotel, krzesło, 

ruchoma drabinka na pięterko i kwiat co chwilę rozkwita-

jący. Ewa i Robert (Hanna Skarga i Marcin Bubółka) wracają 

z urlopu, a w domu zastają Judytę i Sebastiana (Marta 

Kalmus-Jankowska i Piotr Jankowski). Ci ostatni teoretycz-

nie wynajęli od pierwszej pary mieszkanie. Nie są jednak 

tymi samymi ludźmi, z którymi urlopowicze się rozstawali. 

Podnajemcy rozprzestrzenili się w ich domu i zbudowali im 

nowe życie. Stworzyli nieprzewidywalne sytuacje, przesu-

nęli zdarzenia i zmienili relacje między bohaterami. Ta niby 

komedia staje się grą pomiędzy postaciami, które określają 

swoje całkiem nowe potrzeby i utrwalają zmienioną toż-

samość. Jest niby zabawnie, ale równocześnie brutalnie, 

obok pozornego dobra dopada całą czwórkę agresywne 

zło. Aktorsko to ciekawy kwartet. A Chrapkiewicz pilnuje, 

by każda z postaci budowała własną indywidualność. Ewa 

– Hanna Skarga – urodziwa i przebiegła, ale równocześ-

nie uległa. Robert – Marcin Bubółka –aktor o dużej vis 

comica, zwinny, radzi sobie z rolą, ale w scenach zbioro-

wego tumultu nadmiernie „rozegrany”. Judyta w pomyśle 

reżysera i aktorki – Marii Kalmus-Jankowskiej – świetna 

w scenie balu przebierańców. Sebastian – Piotr Jankowski 

– uzupełniał układy szalonej czwórki.

3. 	Gioacchino Rossini Cyrulik Sewilski, Edyta Piasecka 

i Dariusz Machaj, Opera Bałtycka, Gdańsk | fot. Krzysztof 

Mystkowski KFP, materiały promocyjne opery |

4.	 Szymon Jachimek Pan Trener, Wojciech Tremiszewski, 

Teatr Miniatura Gdańsk | fot. Piotr Pędziszewski , materiały 

promocyjne teatru |

3.
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Marius von Mayenburg, blisko pięćdziesięcioletni 

współczesny dramaturg niemiecki, związany z berliń-

ską Schaubühne, autor ponad dwudziestu sztuk, laureat 

nagrody im. Kleista, obecny jest w teatrach świata od lat, 

tłumaczony na wiele języków. Sztukę Konsternacja napisał 

przed ośmioma laty. Zręcznie przełożyła tekst Karolina 

Bikont. A Grzegorz Chrapkiewicz – wrażliwy, dowcipny i tea-

tralnie czujny – znów udowodnił, że teatr robi rozważny i dla 

myślącego widza. Należy tylko życzyć Konsulatowi Kultury, 

by w nowym miejscu nadal dbał o artystyczny poziom. 

Opera pod obstrzałem
Czy dzisiaj należy tradycyjnie i koturnowo realizować naj-

bardziej popularną opera buffa Gioacchino Rossiniego? Czy 

Cyrulik sewilski może być zagrany w konwencji komedii bul-

warowej? Czy wypada zastosować cudzysłów artystyczny 

w inscenizacji klasyki?

Paweł Szkotak znany gdańskim melomanom choćby z reży-

serii Sądu Ostatecznego, dzieła, które zbyt szybko prze-

mknęło przez scenę naszej opery, a potem przepadło, 

tym razem nadał widowisku operowemu bulwarowo-ko-

mediową konwencję. Nie czuł ciężaru nadmiernie poważ-

nych wcześniejszych realizacji. Akcję przeniósł do Nowego 

Meksyku w Stanach Zjednoczonych, a Don Bartola ucharak-

teryzował na Donalda Trumpa z blond peruką i zaczeską, 

w kostiumie skopiowanym z garnituru prezydenta, z roz-

poznawalnym czerwonym krawatem. Zresztą współczesne 

kostiumy bohaterów według pomysłu Anny Chadaj, jak 

i dość umowna, perwersyjnie blichtrowata scenografia 

stanowią niezłe tło dla zabawy w świecie staroświeckich 

zalotów. Orkiestrę Opery Bałtyckiej poprowadził Jose Maria 

Florencio i zrobił to brawurowo, dając widzom muzykę 

Rossiniego w całości, bez żadnych partyturowych skreśleń. 

Bardzo dobrze zabrzmiała uwertura, która stanowi swoi-

stą wizytówkę tej opery buffa, a potem precyzyjne zgra-

nie z solistami i partiami chóralnymi na pewno stanowią 

o wartości spektaklu Cyrulik sewilski w Operze Bałtyckiej. 

Akompaniament pianina na proscenium był ciekawym 

wpisanym w akcję przedstawienia akcentem.

W roli Don Bartola wystąpił Dariusz Machej, który zręcznie 

poradził sobie z aktorskim wyzwaniem, był śmiesznym, 

podstarzałym, czasami nawet żałosnym amantem, a śpie-

wał z werwą i otwartością pięknym modulowanym basem. 

Utrzymał się w konwencji spektaklu, może czasem za dużo 

było szarży. Ale wydawało się, że robił co mógł, by uwieść 

Rozynę, która z obrzydzeniem odwracała się od starczych 

zalotów. Machej świadomie i zabawnie wykorzystywał 

własne możliwości wokalne, bawiąc się głosem, od basu po 

dyszkant; śpiewał bardzo precyzyjnie. W roli pięknej Rozyny 

wystąpiła i dobrze naprawdę zaśpiewała Edyta Piasecka. 

Jej kontralt o znacznej skali brzmiał interesująco i uwodzi-

cielsko, a śpiewaczka pokonywał bez trudu dolne i górne 

rejestry partii. Niestety Dawid Kwieciński jako Almaviva 

nie okazał się faworytem w tym spektaklu – ani aktorsko, 

zbyt sztywny i niepewny, ani wokalnie – z pewnymi prob-

lemami nadążał za tempem, a i nie wszystkie arie w jego 

wykonaniu dorównywały standardom Rossiniego, nie 

wybrzmiał dobrze duet Almaviva-Figaro. Ciekawie nato-

miast pomyślana została rola Figara. Łukasz Motkowicz 

jest żywiołowym, postawnym, pełnym werwy dresiarzem 

w adidasach, wszechobecny, o mocnym głosie i zabawnej 

mowie ciała. Zagrał z rozmachem i śpiewał bez zarzutu. 

Dobrze też wypadły sceny z udziałem chóru. To także 

walor inscenizacji.

W tym Cyruliku sewilskim Edyta Piasecka, Dariusz Machaj 

i Łukasz Motkowicz podobają się publiczności, która 

również gorąco oklaskiwała Don Basilia – Piotra Nowa-

ckiego i orkiestrę. Szczególnie trudne muzycznie recita-

tivy z powtórkami tego samego tekstu i długie wokalizy 

były wręcz popisowym materiałem muzycznym orkiestry 

i śpiewaków. Brzmiały precyzyjnie i wplatały się w materię 

widowiska.

Doceniam w tej inscenizacji Pawła Szkotaka pomysł 

ośmieszenia cukierkowej amerykańskiej popkulturowej 

kolorystyki. I tak też odczytuję zabawę formą spektaklu 

zaproponowaną przez scenografkę i reżysera. Sztuczne 

palmy, zielona szczotka w rękach Bartolo, którą przega-

nia konkurenta, Rozyna w białej klatce, różowy cadillac, 

śmieszny salonik z białymi figurami psów, leżak plastikowy 

4.
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i lampa do opalania – to dowody, że można zabawić się 

formą nawet w bardzo klasycznej operze. Zabawnie pomy-

ślane zostały sceny zmiany dekoracji, wplecione w akcję 

przedstawienia – były zabawa choreograficzną. Brawo!

A w Miniaturze Pan Trener 
Monodram piłkarski to pomysł Szymona Jachimka i Woj-

ciecha Tremiszewskiego wsparty reżyserią Jakuba Ehrlicha 

i muzyką Marcina Kulwasa.

Jachimek jest kabaretowym autorem, tekściarzem, młodym 

dramaturgiem, Tremiszewski aktorem kabaretowym, impro-

wizatorem. Ongiś obaj byli związani z Kabaretem Limo Abe-

larda Gizy. Ehrlich natomiast jest aktorem Teatru Miniatura 

i wyreżyserował już kilka spektakli.

Pan Trener to naprawdę zabawna, ale i gorzkawa opowieść 

o polskim szaleństwie, czyli wielkiej miłości kibiców do 

piłki nożnej, których rzesze wciąż śnią o światowych sukce-

sach Polaków. To narodowe uwodzenie wzbiera, a w jego 

tle w małej miejscowości, w niewielkich klubach kiełkują 

pierwsze piłkarskie ekscesy, rodzą się pierwsze wielkie 

marzenia, grają i przegrywają zespoły bez szans, od lat 

wspierane piosenką „chłopaki, nic się nie stało”... Trener 

Rafał Wąsik – główny bohater – realizuje z grupą swoich 

chłopaków-amatorów, w różnym wieku i kondycji, własną 

idée fixe. Zespół Ajax Mściszewice jest bohaterem piątej 

ligi. Zawodników wynagradza się w naturze. Dostają jaja, 

wiaderko z tynkiem... Ale kochają piłkę i zrobią wszystko, 

by znaleźć się na murawie. A trener Wąsik ich mobilizuje. 

Tremiszewski wygrywa wszystkie role. To popis możliwości 

aktorskich. Jest trenerem, zawodnikiem, mężem, dyskutuje 

z wójtem i prezesem, nawet z księdzem o pieniądzach, 

i przekonuje rodzinę, by wybaczyła mu jego szaleńczą 

miłość do piłki. Tremiszewski funduje naprawdę niezłą 

zabawę. Potrafi być powściągliwy, rozentuzjazmowany 

i melancholijnie powściągliwy. Trzyma tempo spektaklu, 

który ogląda się z zainteresowaniem. Tekst opalizuje, aktor 

sprawdza się w różnych inscenizacyjnych pomysłach. Prze-

strzeń do grania ma niewielką z trzema krzesłami i kilkoma 

rekwizytami. Wykorzystuje je zręcznie. Ten spektakl ma 

publiczność, która dobrze wie, co i kogo chce oglądać. 

I umie się bawić.

Alina Kietrys

Teresa Miszkin  Pejzaże intymne  (dyptyk) | 2003, 140 x 320 cm  |
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dzień o. 
kalendarze są papierowe elektroniczne i wegańskie

nie mają w sobie tłuszczu ani rysunków faz księżyca

faz brakuje najbardziej bo co kogo obchodzi że hugo klemens 

nie mają już imienin (o jakich twoich znowu zapomniałam, 

imieniny to w socjalizmie, przestań).

kalendarz to dni pizzy i smoka wrysowane między śmiertelnymi 

(oczywiście) liniami poziomymi, trochę 

papilarnymi oddzielającymi dobę a od doby be. 

zdarza się jednak dzień ważny najważniejszy dzień 

z literką o, dzieci lubią o. 

więc możemy świętować, ale nie tylko dziś. może za każdym 

razem, gdy mi przeszkadzasz. w życiu w ekscytacji

sobą. w porzuceniu tego cholernego człowieka 

schodzącego z jerozolimy do jerycha. i mówisz 

że jeśli chcę być przed samarytaninem to chyba muszę 

już jechać spóźnianie to brak szacunku, ale właściwie 

to cię podrzucę. tak pada. 

***

Czasem nie chodzi o to, aby się zmieniło na lepsze.

Najczęściej chodzi o to, aby się zmieniło cokolwiek. 

M. Hłasko

odbyło się później niż w podręcznikach

do biologii. rzuciłam mleko po trzydziestce 

na rzecz kawy czarnej i gorzkiej to był pierwszy krok

do zostania mężczyzną. 

samochód kochałam już wcześniej

i jak mi dobrze, jezu jak.

gdy poruszamy się szybko a muzyka gwałci mi

jelita. zza szyb i okularów słonecznych 

szukam kształtnych kobiecych przegubów 

małych torebek obcasów, które nigdy nie będą moje

ani dla mnie. bo potrzeb nie mieści mi bagażnik a skóra

na stopach jest delikatna i ranią ją nawet trampki. 

choć takie to niemęskie.

najczęściej chodzi o tylko to, aby 

zmieniło się cokolwiek. 

NOWE
zastępstwo natury
próbuję ująć człowieka inaczej niż poprzez sapiens

słowo pachnące pracownią biologiczną wytarte jak słój

od zabobonów przeterminowane umarłe

we wczesnym oświeceniu na guza myśli, jeszcze

zanim hegel nasłał na wszystkich duchy i wiatry

historii.

ale coś jest wspólnego. choć ogólny kształt gruszki

łamliwy kręgosłup trud przyznania się do winy

wypadające włosy i strach

przez oceną nie wystarczą gdy zmartwychwstanie

chrystus, bardziej arystoteles i zapytają: co teraz.

próbuję ująć człowieka w środowisku naturalnym

miejskiej komunikacji. tam jest wszystko

od sztucznych szczęk przez bramy raju

ale bez podpowiedzi. nawet gruźliczy kaszel plamy wątrobowe

i anemiczne cienie nie wyjaśniają

niczego, umierają też w końcu jeże

koniki morskie, algi i albatrosy.

żebranie o słowo
odrabiałam za cudzego dzieciaka pracę domową

w zamian za pieniądze na sałatkę bez glutenu i

objawiła mi się postać polonistki, tyle że na błękitno

z aureolą. jak mogłaś się tak skurwić, zapytała

a ja zaprzeczyłam i uklękłam i opowiedziałam o

przeszłości, jak oddawałam się za każde kocham cię

lub jakaś ty fajna, a praca domowa

to detal jedynie plamka wątrobowa na skórze

tam gdzie i tak zakrywa ją podkoszulek ?

zrozumiała.

potem gładziła mi włosy, odczytywała silne

cechy z mojego cv i przypomniała że nigdy nie

pomyliłam przypadków, a wtedy historia

potoczyła się na nowo.
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Ewa Frączek – urodzona w 1984 r. w Lublinie, poetka i publicystka. Nie reprezentuje żadnego nurtu ani żadnej szkoły, a na 

co dzień publikuje recenzje, eseje i materiały edukacyjne. Jednak poezja jest jej ulubioną formą ekspresji. Tom Reorientacja 

(2017) to efekt zdobycia I miejsca w 8. Konkursie na zbór wierszy „O Syfon Scherfera”. 

Z wykształcenia filozof i historyk, życiowo – wieczna posiadaczka wielkich planów. Obecnie mieszka w Warszawie, choć 

chciałaby wrócić do Lublina. 

Z REORIENTACJI 

pokój
za zasłoną mieszkała prawdziwa wiedźma.

latarnia za oknem nie dawała spać, ledwie

trzymała się słupa za pęk szarych kabli ?

kolorowe żyły metalowej szyi

gotowe w każdej chwili do upadku.

przy dużym wietrze wszystko tańczyło

po pokoju i wiedźma wysuwała

sękate palce i chowała, wysuwała i chowała

w pędzie zależnym od skali beauforta. 

nie wiem za co jej tak nienawidziłam, za co

nazwałabym ją starą kurwą ? gdybym znała to słowo

odpowiednio żelazne, gdybym w ogóle umiała mówić

w nocy.

bo jeszcze rozumiem smoka, mieszkał w odpływie

wanny i migał żółtymi oczami (z czasów kiedy były tam

szare dziurki i nikt nie znał eleganckiego słowa

bateria) przez smoka chodzenie na siku było ryzykiem

ale co można chcieć od wiedźmy, skulonej za zasłoną

pewnie samotnej i z dużym nosem,

sterroryzowanej przyrodą

podobnej do kogoś trzydzieści lat później.

kiedy wrócę do pokoju, może w długi weekend

pogłaszczę jej palec sękaty

złamany drzwiami taksówki po pijackiej imprezie

albo nie pogłaszczę, bo przecież

nie dosięgnę nierzeczywistości i to tam gdzie

nie ma już zasłon, naturę kryją żaluzje

a latarnia jest stabilna i świeci

prawidłowo.

niech będzie chrześcijaństwo
niech będzie chrześcijaństwo 

za pękate dzbany wina i przykazanie miłości 

(twarde posadzki kościołów weźmy w nawias jak odcięte

kolana pogan, wypadek przy pracy.

człowiekowi który myślał albo nie myślał

że jest bogiem chodziło o coś dalece bardziej subtelnego

niż wypierdalaj z polski brudasie).

kościół rzymski powszechny niby niekoniecznie

- to udawanie krągłości trójkąta, sutanny wzdęte daleko

pod brzuchem i złoty rylec logiki, 

poza empirią poza empatią. 

ale jednak. 

bo urzeka mnie słowo: czyściec

czyś-ciec, misterium myśli człowieka.

stanie w korku w górze kalwarii? 

stary powolny windows? ręka cofnięta z pleców, ktoś 

właśnie zasnął. albo zbliża się kolejny grudzień, zima. ciasny stanik

mokre buty. tak właśnie musi być

jeśli już.
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Zenon Kałuża z uwagą czyta gazetę 
i wzdycha z ulgą, że już po wszystkim.

W Aleppo normalizacja sytuacji.

Nieznana jest liczba

ofiar śmiertelnych 

normalizacji .

Sen 15809. How this is gona end.
„Europa będzie biała albo bezludna”

(hasło z tzw. marszu niepodległości, Polska I połowa XXI wieku)

Idziemy zamkniętą autostradą. Zima. Bubuś w wózku już nie płacze

od dłuższego czasu. Po prawej stronie w kierunku odwrotnym 

do naszego marszu buksują wojskowe ciężarówki. Smutni żołnierze 

w letnich mundurach co chwila wysiadają, żeby wypchnąć wozy 

z zasp. Wokół wzbiera rzeka. W niej wózki, taczki, rowery,

działkowe dwukółki, stukot, skrzypienie, ktoś cicho płacze. Paliwa  

nie ma, wszystko jest rekwirowane dla Obrony Terytorialnej. Tylko, 

że ona uciekła jeszcze zanim na osiedla zaczął spadać grad miarowymi 

salwami. Trzeba mu dać biszkopciki - mówisz - na pewno jest głodny,

dlatego jest taki cichy. Stajemy, żeby wygrzebać ciastka z torby i myślę, 

że nasze dziecko zawsze się darło, kiedy było głodne. I wtedy ktoś wali 

mnie pięścią w twarz, wyrywa wózek, a Bubuś wypada z niego bezwładny

jak tobołek i toczy się po drodze. Słyszę twój krzyk, żeby łapać wózek 

bo tam jest wszystko co nam zostało. Próbuję łapać oddech i tę lekką kulkę, 

która pchana wiatrem toczy się coraz dalej po lodzie. Dobrze, chociaż, że jest 

biały – rzuca ktoś z boku, kiedy syn znowu wyślizguje mi się z rąk jak martwa 

ryba. Przed oczami wielkie płaty. I ciemno. Coraz ciemniej. Jutro wigilia.

Radosław Wiśniewski
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Radosław Wiśniewski

Sen 15726. Nekama.

Zimno, zimno, że szlag – mówi przytupując niski mężczyzna 

w czarnym uniformie i skórzanym płaszczu zarzuconym 

na ramiona. Nogi zdrętwiały. Jechali długo w strasznym

ścisku, chociaż nikt nie umarł przed czasem. - To już blisko 

– rzuca ktoś z głębi wagonu – poznaję te okolice, jeździłem 

tu konno w chwilach wolnych od pracy. – Ech, to były czasy... 

– odpowiada oficer w czapce chuchający od dłuższego 

czasu w zbielałe ręce. – To nie potrwa długo, Christian, 

nie ma się czym przejmować - dorzuca drugi, nieco grubszy

w nienagannych bryczesach. Pociąg ma zaledwie kilka 

wagonów. Lokomotywa tnie białe powietrze nad Sołą. 

Lód gwałtownie topnieje w miejscu, ponad którym pociąg 

przekracza rzekę. Woda paruje, pieni się i zamarza znowu. 

Trochę rzuca ludźmi w wagonach, kiedy koła wracają na szyny. 

Zbliża się brama, nie widzą jej, ale czują cień. Zaraz będzie

po wszystkim. – Góra pół godziny, może godzina od 

otwarcia drzwi – powtarza ten chuchający w ręce, 

a reszta patrzy na niego gniewnie. Już się boją.

Z kolei ten w okularach o metalowych oprawkach udaje 

rezygnację. – Trochę dłużej niż przez powieszenie, 

ale niewiele dłużej, wiem co mówię – uśmiecha się drwiąco 

– naprawdę, naprawdę, naprawdę wiem co mówię. 

– Nie, no ja chyba ci pierdolnę – wyrywa się jeden 

z oficerów. – Uspokój się Franz – powstrzymuje go 

inny i mówi do okularnika, żeby ten zachowywał się godnie. 

Wreszcie słychać pisk hamulców, lokomotywa zwalnia, 

sapnięcia przypominają pracę płuc w upalny dzień. skład 

staje. Otwierają się wrota i wychodzą z wagonów po wąskiej 

kładce na rampę. I widzą tamtych. Po horyzont widać twarze 

patrzące w oczy niezależnie od odległości. – Dlaczego nic 

nie słychać?! – mówi szeptem facet w czarnym uniformie 

i skórzanym płaszczu. – Dlaczego nic nie robią?! Para unosi się 

z jego ust. – I nic nie słychać, co oni oddychać nie potrafią? 

– mówi oficer w bryczesach. Urzędnik w okularach mówi głośno

tak żeby inni słyszeli – W takim razie to może potrwać chwilę. 

Może nawet dłuższą chwilę. I chichocze nerwowo. Facet 

w czarnym płaszczu odwraca się w jego stronę i łypie zza binokla 

– Ja ci jednak chyba pierdolnę Eichmann – mówi ze spokojem, 

ale nic nie robi. Powoli przestają się nerwowo miotać po rampie, 

zamierają. Tamci patrzą im w oczy. Wszyscy. I to trwa.
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PRZEZROCZYSTE GŁOWY 
Kamila Łyłka

 Czy ważne jest, że czekałam, czekaliśmy osiem lat? Jak się 

czeka na książkę długo – powinna być dobra, jak się czeka 

krótko – do niczego. W uproszczeniu – takie jest założe-

nie czytelników, którzy z Przezroczystymi głowami się już 

spotkali, i na których trafiłam w ostatnich tygodniach. Sym-

patia do autora, który przez chwilę wszedł w rolę mojego 

wykładowcy literatury współczesnej i był moim pierw-

szym recenzentem formy A4 Papież sprawiła, że na Głowy 

czekałam po prostu. Jak na PKS za miasto. Wiedziałam, że 

w końcu się pojawi. 

Od Kroniki umarłych było jeszcze miejsce na duet z Wojcie-

chem Stefańcem, który wydał na świat Stolp. Bardziej niż 

pewne, że jeśli Odija zaczął „bawić się” formą i rozsmako-

wał się w komiksie, kolejna książka musiała czymś różnić 

się od poprzednich. 

Były plany, o których wspominał tu i tam, pomysły i efekt 

końcowy. Kolejna wu-elka, która poruszyła środowisko. 

Odija wrócił, ale jest jakiś inny. Może to tylko forma, która 

rzuca się w oczy jako pierwsza. Chociaż historie bohaterów 

Głów są „mistrzowsko odijowskie”, przestrzelone od Ulicy do 

Kroniki umarłych. Różnicą jest narracja. Miałam wrażenie, że 

Odija dostał zadanie domowe. Jego treść brzmiała: napisz 

27 opowiadań w 27 różnych narracjach. 

Rzeczywiście, jest inaczej. Wdech – wydech, wdech 

– wydech, zaczynam czytać wiersz naszpikowanym dopeł-

niaczówkami. To nie wiersz, a dopełniaczówki nie znikają. 

Czasami wydaje się ich mniej. Proza poetycka? Być może. 

Jeśli ktokolwiek z was potrzebuje jakiegoś określenia, ter-

minu ze słownika, to ten do końca też nie pasuje.

Na początku trudno mi się otrzepać z ilości metafor, chociaż 

wiem, że Polska B takich potrzebuje. Odija robi to dobrze. 

Historie płyną tym samym nurtem, złączone motywem 

przemijania, ale każda jest o czymś innym. Życie szybko 

przechodzi w śmierć. Nawet jeśli umieranie trwa kilka lat 

i ciągnie się przez niewielkie miasta, w których przezro-

czyste są nie tylko głowy. Zaczynając od niewielkich roz-

miarów ludzi, ich historie dojrzewają, chociaż na każdym 

etapie życia nie brakuje w nich zdumienia, rozczarowania 

i dziwienia się – dlaczego jest jak jest. Dlaczego tacy jeste-

śmy? To w „rzece” czytamy słowa, które zaważą na losach 

wszystkich:

W dzieciństwie drobne sprawy urastają do zdarzeń wpły-

wających na losy świata.

 

Życie u Odiji zawsze ma w tle niepokój miejsca i czasu. 

Bohaterowie kolejnych historii rodzą się, nabierają wagi, 

ich historie łączą się, przenikają, a może to tylko złudzenie, 

że jakiś związek rzeczywiście jest. Autor pokazuje nam ich 

głowy, czaszki, w których dzieją się wspomnienia, traumy 

i niesprawiedliwości. Dlatego pamięta się Daniela z płaską 

twarzą, smak gołębiego rosołu czy kolekcję znaczków. 

Rola czasu, jak pisze autor, to zabieranie wszystkiego, co 

otrzymaliśmy od życia. 

Odija usilnie wypatruje boga, który nigdy „nie chciał się 

pokazać”. A może właśnie czuje jego obecność. Jego wiel-

kie oko, zamknięte w trójkącie albo wielki środkowy palec, 

który jest odpowiedzią dla tych, którym nie poszło najlepiej. 

Dlatego ktoś płonie, ktoś zabija, inny umiera, bo o jego losie 

decydują procedury i 150 gramów. Tyle czasami brakuje do 

bycia człowiekiem i tyle mogą ważyć myśli.

Odija pokazuje linię czasu. I pierwotne antagonizmy, które 

ścierają się w odwieczną walkę o przetrwanie. I zrozumienie 

świata. Świata bocznych ulic, ścieżek, ostatniego domu. 
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Innego świata, także takiego, w którym kobieta przed „spo-

kojnych snów”, dostanie z liścia. Świat, w którym zrzucenie 

odpowiedzialności będzie nazwane pójściem „za jakąś 

pizdą”. Mimo samotności w tłumie, bohaterowie próbują 

„odzyskać siebie” jakby nic poza sobą nie mieli. Chociaż 

coraz ciężej jest się odnaleźć w rzeczywistości teorii spisko-

wych, które są wynikiem czasów. Tragedie jednostek łączą 

się więc w obraz ludzi, którzy starają się znaleźć odpowiedzi. 

A wszystko jest kwestią zadania odpowiedniego pytania.

Dwa kroki do przodu, jeden do tyłu. Znaczy to tyle, że Głowy 

czyta się trochę… sinusoidalnie. Nie zachwyci głosem 

dziecka w „przybieżeli”, ale ściśnie za gardło w „nie poznają 

mnie po głowie”. Odbijając się z nowotworowego smutku, 

szybko pojedziemy stopem do Paryża. Tańcząc „piruety” 

w sanatorium, poznamy po chwili zapach śmierci w „kwia-

tach z papieru”. Nawet uśmiechając się pod nosem w „komi-

sach” szybko przyjdzie czas na refleksję, że niewiele mamy. 

Chociaż „majątek” jest niemal na wyciągnięcie ręki. 

Triumf życia, wizja śmierci i zaczynamy od początku. Jedni 

powiedzą, że jest to książka o życiu, bo o tym najłatwiej. 

Drudzy, że o śmierci, bo jest przyczajona jak zwierz, cze-

kając na ofiarę i przypadek. W codzienności „głów” te dwa 

stany przenikają się. Kontrasty i skrajności, bo miłość nie 

doprowadza do spokoju, ale czasami prowadzi prosto na 

wojnę. Czy jest nadzieja w „głowach”? Wydaje mi się, że nie 

ma. I że rozwiewa ją właśnie ten, którego nie ma. U Odiji 

umierają dzieci, młodzi i starzy. Nie wiem o jakich śmierciach 

pisze mu się najlepiej. Chyba o tych niesprawiedliwych. 

A niesprawiedliwości jest w Głowach tak samo dużo jak 

sprawiedliwości. Dlatego po kilku zdaniach „majątku” wie 

się kto umrze pierwszy. Tak jak w amerykańskich horrorach, 

autor zapewnia nam pewną przewidywalność. Więcej tu 

jednak zaskoczenia niż oczywistości. Bo „u Odiji” nie jest 

oczywiste czy umrze dziewczyna z dziurą w trampku czy 

kilkuletnia dziewczynka. Nieuwaga. W tej książce czasami 

chwila nieuwagi decyduje o tym, co zostanie w naszych 

głowach na zawsze. Ale złe duchy i tramal nie pokonają 

pierwotnego instynktu, który nakazuje po prostu „być”. 

Odnajdywanie siebie – jak w „najlepszym lecie” – to często 

próba odnalezienia pozytywów sytuacji. Nawet w obliczu 

klęski. Chociażby żywiołowej. 

W Przezroczystych głowach pojawią się  Maryśka, Józek, 

Adam. Miasto, które mogłoby być ulicą w Słupsku. Wieś 

nad jeziorem. Osiem lat zmieniło tylko formę. Ale, żeby nie 

sięgnąć jeszcze raz po ten sam narkotyk, trzeba najpierw 

spróbować zabawić się po nim. Jak tobie, Danielu, podobała 

się zabawa formą? Jak wam się spodoba?

Bo mnie tak. 

Kamila Łyłka

Daniel Odija Przezroczyste głowy, Kraków, Wydawnictwo Literackie, 2018

Teresa Miszkin, z cyklu „Uwikłania”  | 1999, akryl, płótno,145 x 200 cm  |
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r e c e n z j a
KOMEDA DO CZYTANIA
Wojciech Fułek 

Magdalena Grzebałkowska przyzwyczaiła nas do pogłębio-

nych książek na temat pasjonujących postaci świata kultury 

i sztuki. Jej Ksiądz Paradoks. Biografia Jana Twardowskiego 

czy Beksińscy. Portret podwójny stały się czytelniczymi 

bestsellerami, może również dlatego, że – wbrew pozorom 

– są czymś znacznie więcej niż klasycznymi biografiami. 

Tak jest również ze stworzonym przez nią wielowymiaro-

wym portretem Krzysztofa Komedy-Trzcińskiego, jednego 

z najbardziej utalentowanych muzyków i kompozytorów 

młodego pokolenia przełomu lat 50. i 60., dla którego jazz 

stał się najważniejszą muzyką i jednocześnie symbolem 

wolności w zniewolonym świecie. Próba mozolnej rekon-

strukcji wydarzeń, przywołania emocji z tamtego okresu 

i przypomnienia postaci, które dla głównego bohatera tej 

książki były ważne, zaowocowała barwnym, panoramicz-

nym obrazem całej generacji, w której pojawiają się nie 

tylko ludzie jazzu, ale również pisarze, aktorzy, reżyserzy, 

piosenkarze, znajomi, rodzina, fani, wielbiciele i przypad-

kowi „przechodnie”.

Ta opowieść – znów wbrew pozorom – nie zaczyna się 

wcale rewelacyjnym, obrosłym już dziś mitami, występem 

Sekstetu Krzysztofa Komedy na I Ogólnopolskim Festi-

walu Muzyki Jazzowej Sopot 1956, ale sięga do znacznie 

wcześniejszych, przedwojennych i wojennych czasów, 

kiedy mały chłopiec, doświadczony chorobą, buduje swój 

„intymny, mały świat”. Ktoś napisał w jednej z recenzji, 

że takiej legendarnej postaci „solidna reporterska opo-

wieść była bardziej potrzebna niż kolejna biografia”, ale 

przecież Magda Grzebałkowska nie napisała klasycznego 

reportażu, tylko zbudowała wielowątkową historię relacji 

Komedy z różnymi osobami z jego bliższego czy dalszego 

otoczenia, często sięgając po źródła i relacje, z których 

nikt do tej pory nie korzystał. Oczywiście w tych relacjach 

zawsze wyjątkową rolę odgrywała jego żona, menedżer, 

strażnik pamięci; warto sobie przy tej okazji uświadomić, 

że do tej pory zdecydowana większość naszej wiedzy 

o samym Komedzie pochodziła – bezpośrednio czy pośred-

nio – właśnie od niej. Grzebałkowska dzięki swojej docie-

kliwości i dotarciu na przykład do ostatniego żyjącego 

świadka tragicznego wypadku muzyka z Markiem Hłaską 

na jednym z urwisk w Beverly Hills w grudniu 1968 roku, 

stworzyła wersję alternatywną tej historii, znanej do tej pory 

praktycznie tylko z jednego źródła. Bo sam kompozytor 

– oprócz muzyki – bardzo niewiele pozostawił po sobie 

osobistych relacji, dokumentów i śladów, które pozwoliłyby 

na jednoznaczne rozstrzygnięcie wszystkich wątpliwości. 

Komeda jawi nam się niewątpliwie jako człowiek skryty, 

cichy, zamknięty w sobie, dla którego głównym celem jest 

muzyka, jakby świadomie izolujący się od otaczającego go 

zgiełku codzienności. On był zawsze skupiony nie na sobie, 

swoim prywatnym życiu czy kłopotach, ale na tworzeniu 

i grze. On istniał – i przecież wciąż istnieje – przede wszyst-

kim w swoich kompozycjach, improwizacjach i studyjnych 

oraz koncertowych nagraniach. Tak jakby jazz i muzyka 

całkowicie wypełniły mu osobiste życie, w którym miejsca 

na klasyczną prywatność pozostało bardzo niewiele. Stąd 

zapewne to „osobiste życie jazzu” w tytule książki Magda-

leny Grzebałkowskiej. 

Zdecydowanie imponuje mi spójność tej opowieści 

i świetny dziennikarski warsztat autorki, która nawet 
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w sytuacji, kiedy ktoś niewiele ma jej do powiedzenia (lub 

nie chce rozmawiać), potrafi wyczarować z tego ciekawą 

historię z puentą. Czasami tylko może zbyt ufa zawodnej 

pamięci swoich kolejnych rozmówców, którzy przecież 

nawet w swoich cudem zachowanych notatkach z dawnych 

czasów mogli się też mylić. Tak chyba stało się na przykład 

z mylnie podaną nazwą drewnianych baraków/pawilo-

nów BWA przy sopockim molo, w których odbywały się 

festiwalowe koncerty w roku 1956. W książce przywołuje 

ona bowiem, powołując się na jedną z osób pracujących 

przy organizacji tego historycznego wydarzenia, nazwę 

„Bałtycka Wystawa Artystyczna”. Te budynki zbudowano 

dla potrzeb wydarzeń targowych w Trójmieście w roku 

1947. Wystawienniczo-targowa historia tego miejsca sięga 

bowiem właśnie tego roku, kiedy to specjalnie do tego 

celu powołano nowe przedsiębiorstwo Międzynarodowe 

Targi Gdańskie. Zorganizowało ono w sierpniu pomorską 

ekspozycję „eskportową”, która obejmowała między innymi 

przemysł spożywczy, żeglarstwo, sztukę ludową i rzemiosło. 

Rok później odbył się w tym miejscu głośny Festiwal Sztuk 

Plastycznych, organizowany cyklicznie do późnych lat 70. 

A impreza ta stała się z kolei kolebką galerii, którą powołano 

w roku 1952 jako oddział Centralnego Biura Wystaw Arty-

stycznych w Warszawie. W 1962 roku instytucji przyznano 

status (i nazwę) samodzielnego Biura Wystaw Artystycznych 

(BWA). I tej nazwy używano też najczęściej, aż do lat 90. XX 

wieku. I to ona weszła do historii polskiego jazzu, za sprawą 

koncertów sopockiego festiwalu jazzowego z roku 1956. 

Ale drobne pomyłki są wręcz nieuniknione przy takim ogro-

mie pracy i nie mają absolutnie żadnego wpływu na nieoce-

nioną wartość kolejnej książki Magdaleny Grzebałkowskiej 

– zresztą nie tylko dla fanów jazzu i niespełnionego należy-

cie talentu Krzysztofa Komedy. Możemy się tylko cieszyć, 

że mamy takich właśnie, jak ona, autorów w Trójmieście, 

choć chyba nieco za rzadko ich potencjał wykorzystujemy 

przy okazji pomorskich wydarzeń artystycznych i literackich 

festiwali. Dlaczego nie można na przykład koncertowej 

formuły „Metropolia jest OK” uzupełnić o sferę literackich 

spotkań z trójmiejskimi czy pomorskimi twórcami? Jeśli 

sami nie będziemy się bowiem chwalić tym, co w tej mate-

rii mamy najlepszego, to nie liczmy na to, że ktoś inny nas 

bezinteresownie doceni... 

Wojciech Fułek

Magdalena Grzebałkowska Komeda – Osobiste życie jazzu, Wydawnictwo Znak, Kraków 2018

Teresa Miszkin, z cyklu „Uwikłania”  | 1997-1998, akryl, płótno,145 x 180 cm  |
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Pierwszego listopada 2018 roku, w dniu Wszystkich Świę-

tych, odeszła Halina Słojewska-Kołodziej. Miała 85 lat. Uro-

dziła się – tak jak ja – 26 czerwca. Byłyśmy zodiakalnymi 

bliźniaczkami spod znaku Raka. Stąd może bezinteresowna 

wzajemna sympatia.

Pierwsza sytuacja, w której zapamiętałam panią Halinę, 

ma charakter bardzo osobisty. To dzień pogrzebu mego 

Ojca Mieczysława Nawrockiego, aktora Teatru Wybrzeże 

w Gdańsku. Nad jego grobem w maju 1968 roku na cmen-

tarzu Srebrzysko przemawiała z ramienia ZASP-u Halina 

Słojewska. Pamiętam jej postać i ostatnie słowa „Cześć jego 

pamięci”. Po zażyciu silnych środków uspokajających byłam 

w przedziwnie wesołkowatym nastroju. Przyglądałam się 

bucikom żałobników, czy są wyczyszczone czy brudne 

i bardzo mnie to śmieszyło. Ostatnie słowa wypowiedziane 

przez Halinę Słojewską także mnie rozśmieszyły. Miałam 

poczucie, że zupełnie nie pasują do mego Ojca. Tymi sło-

wami żegnano raczej działaczy społecznych i towarzyszy 

partyjnych. 

Pani Halina przez wiele lat była oddaną i ofiarną działaczką 

ZASP-u, aktywną prezeską Gdańskiego Oddziału, potem 

jego Prezeską Honorową. Szlachetne założenia stuletniego 

już Związku Artystów Scen Polskich, dbanie o godność 

zawodu aktora, jego wysoki poziom artystyczny i etyczny 

były pani Halinie zawsze bardzo bliskie. Gdański oddział 

ZASP-u wspierał aktorów w sprawach życiowych, włączał 

się w działania publiczne w obronie wartości społecznych 

i patriotycznych. Wzruszały mnie co roku światełka i kwiaty 

na grobie Ojca, świadectwa pamięci o nim kolegów akto-

rów.

Mój Ojciec i Halina Słojewska nie mieli okazji zbyt dobrze 

poznać się w teatrze. Nie zagrali razem w żadnym przed-

stawieniu, poza telewizyjną realizacja Murzyna Jerzego 

Szaniawskiego w reżyserii Kazimierza Łastawieckiego 

(17.11.1967). 

Słojewska w Wybrzeżu debiutowała w roku 1967 w sztuce 

Romana Brandsteattera Zmierzch demonów w reżyserii 

Jerzego Golińskiego. To była inauguracja odbudowanego 

teatru na Targu Węglowym w Gdańsku. Wybór właśnie 

tej sztuki na otwarcie sceny w samym sercu tak bardzo 

doświadczonego przez wojnę miasta wywołał burzliwą dys-

kusję, spory i sprzeciwy. Sztuka Brandstaettera przedstawia 

ostatnie chwile Adolfa Hitlera i jego najbliższych współ-

pracowników zamkniętych w berlińskim bunkrze. Halina 

Słojewska grała Ewę Braun. Przedstawienie pamiętam, 

zwłaszcza Zbigniewa Bogdańskiego roli Hitlera i gorącą 

atmosferę dyskusji wokół decyzji Golińskiego. Oboje 

z ojcem uważaliśmy ją za kontrowersyjną, ale akceptowa-

liśmy argumenty Golińskiego, tym bardziej, że przedstawie-

nie było bardzo dobre. Słojewskiej nie pamiętam, to sztuka 

głównie z rolami męskimi, ale musiała być dobra w tej roli.

Kiedy w dniach listopadowych tego roku próbowałam przy-

wołać w pamięci inne jej role w widzianych przeze mnie 

przedstawieniach w ostatnim pięćdziesięcioleciu Teatru 

Wybrzeże, a byłam prawie na wszystkich, stwierdziłam 

z niepokojem, że moja pamięć mnie zawodzi. Wspomo-

HALINA SŁOJEWSKA – DAMA I WOJOWNICZKA
Ewa Nawrocka 

1.	 Halina Słojewska | fot. Marek Zarzecki |

t e a t r

1.
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głam się rzetelnie zredagowaną przez Cezarego Niedziółkę 

trzecią częścią publikacji Teatru Wybrzeże przygotowanej 

z okazji 70 lat istnienia teatru i 50 lat działania sceny na 

Targu Węglowym. Z ołówkiem w ręku prześledziłam kolejne 

pozycje kroniki Premiery i ze zdumieniem stwierdziłam, że 

Halina Słojewska grała w Wybrzeżu stosunkowo mało. Dużo 

mniej, niż mi się wydawało i mniej, niż by mogła była grać. 

Do Gdańska przyjechała jako aktorka obyta ze sceną, 

z dokonaniami w teatrach w Białymstoku, Bydgoszczy, 

Olsztynie, Elblągu. W pierwszych kilku latach grała częściej: 

pięć, cztery, potem trzy razy w sezonie, wreszcie jeden 

raz, na przemian dwa, czasem trzy, znowu raz albo wcale 

(w sezonie 1970/71 grała w Teatrze Starym w Krakowie). Aż 

do roku 2001, kiedy zagrała ostatni raz Śmierć w powtór-

nej inscenizacji Tragedii o bogaczu i Łazarzu Anonima 

Gdańskiego, tym razem w reżyserii Krzysztofa Babickiego 

(w pierwszej inscenizacji z roku w reżyserii Tadeusza Minca 

też grała Panią Śmierć i jednego z Aniołów). W sumie zagrała 

55 ról.

Ranga pozycji repertuarowych i ranga jej ról były bardzo 

zróżnicowane. Obsadzano ją często w sztukach kameral-

nych, nawet dwuosobowych, grywanych w Sopocie oraz 

w Czarnej Sali w Gdańsku (w roku 1986 z Krzysztofem Gor-

donem w sztuce Stara aktorka w roli żony Dostojewskiego 

Edwarda Radzińskiego, czy w roku 1988 z Janem Siera-

dzińskim w produkcyjniaku Sławomira Lubińskiego Zwykły 

dzień pewnego lata). Grała też w rolach drugo- i trzeciopla-

nowych w wielkich, znaczących i wybitnych widowiskach 

w reżyserii Stanisława Hebanowskiego czy Tadeusza Minca. 

Każdą rolę, nawet najmniejszą, przygotowała z najwyższą 

zawodową rzetelnością. Jak wspominają koleżanki i kole-

dzy, była bardzo wymagająca przede wszystkim dla siebie, 

ale i dla innych.

Jest oczywiste, że w teatrze reżyserzy pełniący funkcje kie-

rowników literackich i dyrektorów artystycznych dobierają 

sobie grupę aktorów odpowiadających ich wizji teatru. Ci 

dźwigają na sobie ciężar artystycznych koncepcji i współ-

tworzą sukces. Często większy z perspektywy krytyki krajo-

wej niż lokalnej publiczności, niekiedy znużonej oglądaniem 

wciąż tych samych aktorów, rozpoznającej powtarzalne 

aktorskie strategie. Słojewska nie była pupilką dyrektorów.

Nigdy nie wykorzystywała swojej pozycji w teatrze jako 

żona znakomitego scenografa Mariana Kołodzieja. On 

projektował dekoracje i kostiumy do ogromnej ilości przed-

stawień o rozmachu widowiskowym. Był pierwszorzędnym 

współtwórcą ich artystycznych sukcesów w teatrze Heba-

nowskiego i Minca. Nieraz się zastanawiałam, jakie byłyby 

te przedstawienie bez plastycznego wkładu Kołodzieja? 

Kołodziej projektował dużo. Słojewska grała umiarkowanie, 

a nawet wręcz mało. Towarzyszyła mu w pracy i wyjazdach 

do innych polskich teatrów i za granicę. Byłą jego dobrym, 

opiekuńczym duchem, czułym i pomocnym, oddanym 

i serdecznym. Był jej wielką miłością.

Warunki fizyczne predestynowały Słojewską do określo-

nego katalogu ról, a zarazem go ograniczały. Była przy-

stojna, miała regularne rysy, wydatne kości policzkowe, 

drobne wąskie usta, niezbyt duże oczy. Miała urodę 

chłodną, wyniosłą, „intelektualną” raczej niż zmysłowo-

seksowną. Wysoka blondynka, bardzo szczupła, o znako-

mitej figurze nie zmieniającej się przez lata odnajdywała 

się w rolach „królewskich” jak Elżbieta w Marii Stuart Schil-

lera (1976), Księżna w Wallensteinie (1987), mityczna Pallas 

Atena w Nocy listopadowej Wyspiańskiego (1967), Kasandra 

w Odprawie posłów greckich Kochanowskiego (1971).Grała 

tragiczną matkę-Polkę: Panią Rollison w głośnych Dziadach 

Macieja Prusa (1979), zakonnice: Siostra Angelika w Port 

Royal (1969), Przeorysza II w Dialogach karmelitanek (1991) 

czy po prostu damę: Radczyni w Weselu (976). W późniejszych 

latach obsadzano ją w rolach Matek: w Białym małżeństwie 

(1976) i Pułapce (1964) Różewicza, Matka Dahlkego w Było 

sobie kiedyś miasto… według Güntera Grassa.

 Nie wiedziałam, że była dublerką Haliny Winiarskiej w roli 

Molly Bloom w słynnym Ulissesie Joyce’a w reżyserii Zyg-

munta Hübnera w roku 1970. Przedstawienie oglądałam 

dwa razy, oba z Winiarską, która była bohaterką wszystkich, 

jak mi się wówczas wydawało, entuzjastycznych recen-

zji przedstawienia i wyrosła po nim na pierwszorzędną 

gwiazdę teatru Wybrzeże. Andrzej Ceynowa, pisząc o pre-

mierze Ulissesa, wspomina o Słojewskiej i jej dobrym przy-

jęciu przez krytykę. Zygmunt Hübner, reżyser z dużym 

doświadczeniem i wyczuciem wiedział, co robi, obsadzając 

Słojewską. To były z pewnością różne Molly. Żałuję, że wtedy 

nie trafiłam na jej przedstawienie.

W roku 1977 zagrała Słojewska Hortensję w wode-

wilu Juliana Tuwima z muzyką Andrzeja Głowińskiego, 

w reżyserii Bogusławy Czosnowskiej. Brawurowo tańczyła 

i śpiewała, o czym po latach wspomina Władysław Zawi-

stowski. Następnie w latach 90. zagrała w komediach: Panią 

Jowialską w sztuce Fredry (1992) i Hrabinę de Profundis 

w Chłopcach Grochowiaka, odsłaniając nietuzinkowy talent 

komediowy. 

Powściągliwa w ruchach, gestach, okazywaniu emocji 

Słojewska umiała nosić kostium, nie tylko stylowy w histo-

rycznym sensie, ale też piękny, królewski, zwłaszcza ten 
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projektowany z niesłychana maesterią przez Mariana 

Kołodzieja (na przykład olśniewająca, w pięknej białej 

sukni Pani Śmierć w Tragedii o bogaczu i Łazarzu, posą-

gowa Teonoe w Helenie Eurypidesa, Teodora w Bazylissie 

Teofanu). Często nosiła na scenie czarne suknie, skromne 

lub strojne, wytworne. 

Nieskazitelna, perfekcyjna dykcja, umiejętność mówie-

nia wiersza z wszystkimi jego pułapkami i urokami (rymy 

i przerzutnie, średniówka i falowanie intonacji, gra pau-

zami, wysokością tonu i tempem) sprawdzały się w rolach 

napisanych wierszem. Przepajała wypowiedź dźwiękowym 

bogactwem i muzycznością. Nie miała ładnego „kobiecego” 

głosu, ale silny, dźwięczny i wyrazisty. Nasycała tekst głę-

boko przemyślanym sensem, intelektualną głębią, często 

dystansem i ironią. Świetnie odnajdywała się w Teatrze 

Polskiego Radia, monodramach i recytacjach poezji. Pro-

wadziła zajęcia z kultury żywego słowa dla studentów 

polonistyki na Uniwersytecie Gdańskim. Kontynuowała 

w tej mierze tradycje świetnych zajęć z tego przedmiotu 

prowadzonych jeszcze w Wyższej Szkole Pedagogicznej 

przez charyzmatyczną Natalię Gołębską, współpracownicę 

Haliny Gallowej i Iwo Galla z czasów, gdy po przyjeździe 

z Krakowa tworzyli na Wybrzeżu teatr w Gdyni. Profesor 

Urszula Wińska, kierowniczka Zakładu Metodyki w Wyższej 

Szkole Pedagogicznej stworzyła właśnie dla Gołębskiej 

przedmiot „kultura żywego słowa”, zdając sobie sprawę 

jak ważne dla przyszłych nauczycieli polonistów jest ich 

własna piękna, żywa polszczyzna. Byłam uczestniczką tych 

fascynujących zajęć. Halina Słojewska też miała w sobie 

pasję pedagogiczną.

W Wybrzeżu wystąpiła Słojewska w dwóch prezentacjach 

poezji polskich noblistów: Czesława Miłosza Światło dzienne 

w roku 1981 (mówiła wtedy wiersze Pamięci Teresy Żarnower 

i Grób matki) i Wisławy Szymborskiej Allegro ma non troppo 

w kwietniu 1997 roku na Małej Scenie.

Była inicjatorką i uczestniczką wystąpienia gdańskich akto-

rów z recytacjami polskiej poezji dla robotników strajku-

jących w Stoczni Gdańskiej w roku 1980. Dokumentuje 

je słynne zdjęcie w Sali BHP, w której potem podpisano 

porozumienia między strajkującymi a stroną rządową. 

Elżbieta Goetel wspomina anegdotyczną sytuację z roku 

1988, kiedy to aktorzy przedostawali się na teren stoczni 

od ulicy Wałowej przez mur z drutem kolczastym. Słojew-

ska w eleganckiej sukni, w szpilkach zawisła na pioruno-

chronie. Uratował ją Jerzy Dąbkowski, pomógł zeskoczyć 

na drugą stronę muru, niestety w już poszarpanych przez 

druty pończochach.

Angażowała się w działalność społeczną i polityczną z pasją, 

wręcz wojowniczo. Wspierała „Solidarność”, wspomagała 

internowanych i uwięzionych oraz ich rodziny. Organizo-

wała pomoc finansową i paczki. Uczestniczyła w protestach 

i strajkach. Choć nie była internowana w stanie wojennym, 

swoim zaangażowaniem i pomocą ludziom potrzebującym 

zyskała dużo sympatii i wdzięczności. W miarę upływu 

lat coraz bardziej promieniowała ciepłem i życzliwością 

– wytworna siwa pani z ujmującym uśmiechem.

Była osobą znakomicie oczytaną, erudytką, pasjonatką 

literatury umiejącą fascynująco mówić o swoich lekturach. 

Miała też niewątpliwy talent literacki. Jest autorką sztuki 

Gloria victis, Jeszcze o Westerplatte. Sztukę w reżyserii Zbi-

gniewa Bogdańskiego, ze scenografią Mariana Kołodzieja 

muzyką wystawił Teatr Wybrzeże w roku 1984. Pamiętam 

to piękne i wzruszające przedstawienie.

Próbowała też z powodzeniem sił w reżyserii. Przygotowała 

sceniczną wersję Wieczernika Ernesta Brylla granego dla 

pełnych widowni w kościołach. 

Pierwszego grudnia 2018 roku została pochowana obok 

męża Mariana Kołodzieja w Harmężach pod Oświęcimiem.

Teatr „Wybrzeże” przygotował w głównym foyer piękną 

wystawę fotografii Halina Słojewska Portrety sceniczne. 

Portrety prywatne.

Ewa Nawrocka
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13 listopada 2018 roku odeszła w wieku 92 lat Regina Biel-

ska – piosenkarka, która była ważną uczestniczką historii 

trójmiejskiego środowiska muzycznego. Kariera Bielskiej 

związana była ściśle z gdańską rozgłośnią Polskiego Radia, 

a przede wszystkim z akompaniującym jej radiowym zespo-

łem Albatros. Gdy brama pamięci już się szerzej otwo-

rzy, można pójść ścieżką, której kolejne etapy znaczone 

są nazwami zespołów, jakie kontynuowały nagrywanie 

w Gdańsku polskiej muzyki rozrywkowej, aż do lat 80 XX 

wieku. Po Albatrosie był zespół Jana Tomaszewskiego, 

potem zespoły Jerzego Lisewskiego, Bena Marhuli, wreszcie 

Rama 111 pod kierownictwem Jana Rejnowicza,.

W mojej książce Jazzowisko Trójmiasta1 jest fragment roz-

mowy z Wojsławem Brydakiem, który przypomina: 

[…] Rozgłośnia Gdańska zawsze miała przed laty swój 

zespół. Czyli zespół radiowy, za taki uchodzący, choć kom-

ponowany przez kierownika takiego zespołu dość swo-

bodnie z muzyków jacy byli akurat potrzebni do nagrania. 

Podstawowy skład był etatowy, dodatkowi muzycy pra-

cowali na zleceniach. Ja wspominam na przykład zespół 

Romualda Milnera, czysto rozrywkowy, ale grali w nim 

jazzmani. Późniejszy zespół, prowadzony przez Janka Toma-

szewskiego, był znacznie bardziej ujazzowiony, więcej było 

w nagraniach elementów improwizacji.

Dziś trudno to sobie wyobrazić, ale każda większa regio-

nalna rozgłośnia radiowa, począwszy od lat 50., a kończąc 

na latach 80. XX wieku, również posiadała taki zespół. 

Owe zespoły na antenie ogólnopolskiej Polskiego Radia 

uczestniczyły w zdrowej konkurencji, próbując sprzedać 

do centralnego archiwum (zapewniając pewność odtwa-

rzania na antenie) jak najwięcej swoich nagrań. Była więc 

orkiestra Jerzego Gerta, w Warszawie Jan Cajmer czy Stefan 

Rachoń, w Opolu Edward Spyrka, w Łodzi Henryk Debich, 

a w pełni jazzowe radiowe zespoły prowadzili Andrzej 

Kurylewicz i Andrzej Trzaskowski. Celowo nie trzymam się 

w tym wyrywkowym opisie jakiejkolwiek chronologii – ale 

wrócę do niej, gdy mowa będzie o zespołach związanych 

z gdańską rozgłośnią Polskiego Radia.

I to jest właściwy moment, by wrócić do postaci Reginy 

Bielskiej. Urodziła się w roku 1926 w Wilnie, tam zastała ją 

1	 S. Danielewicz, Jazzowisko Trójmiasta. Historia jazzu 
w Gdańsku, Gdyni i Sopocie 1945- 2010, Kraków 2011, s.637. 

wojna. Jak tysiące Wilniuków, w ramach tak zwanej repa-

triacji (która w rzeczywistości żadną repatriacją nie była, 

gdyż mieszkańcy Wilna opuszczali swą ojczyznę ) trafiła po 

wojnie do Gdańska. Kochała muzykę, słuchała swingowych 

orkiestr amerykańskich, miała interesujący, ciepły głos, więc 

nic dziwnego, że ślady jej piosenkarskiej kariery pojawiają 

się już w połowie lat 50. XX wieku, kiedy wyklęty do nie-

dawna przez komunistów jazz wracał do łask, a muzyka 

rozrywkowa, zwłaszcza piosenka, pozostawały pod wyraź-

nym wpływem stylistyki swingowej. Znajdujemy informa-

cje o jej występach w anonsach zamieszczanych w prasie 

wybrzeżowej. W sierpniu roku 1955 dyrekcja Grand Hotelu 

w Sopocie zawiadamiała, że wystąpią tam Carmen Moreno, 

Zbigniew Kurtycz, zespół jazzowy Wicharego, a do tańca 

gra orkiestra Mieczysława Zycha, z solistką Bielską-Grab-

czyńską. W marcu 1956 roku w hali Stoczni Gdańskiej, wśród 

innych gwiazd ówczesnej piosenki znalazła się Regina Biel-

ska, biorąc udział w prestiżowej imprezie, bo na tej samej 

estradzie występowały orkiestry (Wicharego i Zycha) obok 

m u z y k a
OD ALBATROSA DO RAMY 111 (1)
Stanisław Danielewicz

1. Regina Bielska | fot. archiwum |

1.
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najpopularniejszych polskich sportowców. Rok później 

znajdziemy nazwisko Bielskiej w anonsie, z którego wynika, 

że rozpoczęła współpracę z najważniejszym ówczesnym 

trójmiejskim zespołem jazzowym Sławka Czyńskiego. 

W notatce pojawia się nazwisko Romualda Milnera. Muzyk 

ten już niedługo utworzy zespół Albatros, grający swin-

gującą muzykę rozrywkową, zatrudniający jazzmanów 

(między innymi trębacza Alojzego Musiała), akompaniujący 

piosenkarzom, ale przede wszystkim nagrywający utwory 

zarówno rozrywkowe, jak jazzowe (w konwencji swingowej) 

dla Polskiego Radia w Gdańsku. Regina Bielska dokonała 

w Gdańsku nagrań, dzięki którym zdobyła popularność 

w skali kraju, właśnie z zespołem Albatros, z którym wcześ-

niej popłynęła w oceaniczny rejs „Batorym”. A z kierowni-

kiem Albatrosa Romualdem Milnerem wzięła ślub.

Wyróżniała ją nie tylko ciepła barwa głosu, ale też szeroka 

skala. Z tego właśnie powodu zyskała przydomek „polskiej 

Ymy Sumac”.2 W latach pięćdziesiątych, gdy debiutowała 

i odnosiła największe sukcesy, nagranie płyty przez wyko-

nawców rozrywkowych spoza Warszawy dla jedynej kra-

jowej wytwórni „Polskie Nagrania” (występującej również 

pod szyldami „Muza” i „Pronit”) było jak wygranie losu 

na loterii. A jeśli już doszło do nagrania, to do ukazania 

się płyty nierzadko mijał rok… Nie ma więc co się dziwić, 

że mimo uznania ze strony muzyków, którzy doceniali jej 

klasę, Bielska nie pozostawiła dużej ilości nagrań płyto-

wych. Najpierw była „czwórka” (Pronit N 0067), nagrana 

z towarzyszeniem zespołu jazzowego Charlesa Bovery’ego.3 

Na płycie znalazły się utwory: Do widzenia (muz. Włady-

sław Szpilman, sł. Jan Gałkowski), Zaczarowany most (muz. 

Adam Wiernik, sł. Ludwik Jerzy Kern), Romantyczna podróż 

(muz. Antoni Buzuk, sł. Bogusław Choiński, Jan Gałkowski), 

Wszystko na opak (muz. Stanisław Gajdeczka, sł. Zbigniew 

Kaszkur, Zbigniew Zapert). Bovery od połowy lat 50. często 

bywał w Sopocie, jego orkiestra grała „do słuchu i do tańca” 

2	 Yma Sumac, właśc. Zoila Augusta Emperatriz Chávarri del 
Castillo (1922-2008), peruwiańska śpiewaczka i aktorka, 
obdarzona pięciooktawową skalą głosu. 

3	 Charles Bovery (właśc. Karol Najdl lub Karel Najdely), czeski 
saksofonista i skrzypek, przybył do Polski w roku 1942 z ze-
społem, by grać w lokalach „tylko dla Niemców”. Prędko stał 
się jednak członkiem polskiego środowiska muzyków i ak-
torów, a po wojnie pozostał w Warszawie aż do roku 1958, 
kiedy wyjechał na wystawę Expo w Brukseli i pozostał na 
stale na Zachodzie.

w Grand Hotelu, w restauracji Bungalow, a w 1956 „koniki”4 

zarabiały krocie, sprzedając niedostępne ze względu na 

ogromny popyt bilety na wieczorki taneczne z udziałem 

zespołu Bovery’ego w pawilonie przy sopockim molo. Jest 

więc oczywiste, że do nagrania płyty doszło z inicjatywy 

Bovery’ego, który był pod urokiem barwy głosu i muzykal-

ności trójmiejskiej wokalistki. Wkrótce ukazała się kolejna 

„czwórka” z udziałem Bielskiej i Orkiestry Bovery’ego (Muza 

N 0071), gdzie na stronie A śpiewał dwie piosenki bardzo 

popularny w latach 50. piosenkarz Janusz Gniatkowski, 

zaś na stronie B umieszczono dwie piosenki w wykona-

niu trójmiejskiej wokalistki: Nie wiem co to znaczy (muz. 

Henryk Jabłoński, sł. Mirosław Łebkowski) i Czarownica 

(muz. Derwid, sł. Tadeusz Urgacz). Kompozytorami byli 

dwaj wybitni twórcy, utożsamiani z twórczością tak zwaną 

poważną: gdańszczanin Henryk Jabloński (który na niwie 

piosenki zasłynął wielkim przebojem Siwy włos) oraz… 

Witold Lutosławski, bo to on ukrywał się pod pseudoni-

mem Derwid. Dopiero trzecia „czwórka” (Pronit N 0163) 

4	  „Konik” to zawód, który zanikł na dobre po roku 1989. Za-
wód nielegalny, ale zapewniający wysokie dochody. Ulu-
biony cel potępień propagandy realnego socjalizmu, obok 
„cinkciarza”, równie nielegalnie handlującego dewizami. 
„Konik” miał dostęp do kasy sprzedającej bilety na atrak-
cyjne imprezy (amerykańskie westerny, niektóre koncerty 
w sopockim Non Stopie, w r. 1984 koncert Milesa Davisa  
w Sali Kongresowej w Warszawie) i kupował ich większą 
ilość, a potem sprzedawał je za kwoty co najmniej dwu-
krotnie wyższe niż cena zakupu.

OD ALBATROSA DO RAMY 111 (1)
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przyniosła nagrania Bielskiej z Zespołem instrumentalnym 

Romualda Milnera, czyli w rzeczywistości Albatrosem. 

Nagrano utwory: Casanova (muz. Heinz Gietz, sł. polskie 

Anna Jakowska), Samotny dom (muz. Romuald Milner, 

sł. Krystyna Chudowolska) na stronie A; Judasz (muz. Giu-

seppe Fanciulli, sł. polskie Krystyna Chudowolska), Czarodziej-

ska samba (muz. Anatoliusz Horbowski, sł. Agnieszka Feill, 

A. Tur) na stronie B. Inna płyta, na której wokalistce towa-

rzyszy zespół Milnera, to singiel (Pronit SP 134) z dwoma 

utworami: Nocą w Belgradzie (muz. Mark Fradkin, sł. polskie 

Henryk Hubert) i Kamyk w pantofelku (muz. Romuald Milner, 

sł. Krystyna Chudowolska). 

Wśród nagrań wydanych na płytach brakuje piosenek, 

które (dzięki zapisowi w gdańskim studio i lansowaniu ich 

na falach radiowych) uzyskały sporą popularność. Mam 

na myśli Szeptem (muz. Jerzy Abratowski, sł. Jacek Korcza-

kowski), znane również z interpretacji Ludmiły Jakubczak, 

Żyje się raz (wcześniej śpiewała tę piosenkę Sława Przybyl-

ska) , Czarny Orfeusz, Samotny dom, Rozstanie z morzem, 

Kasztany (popularne także w wykonaniu Nataszy Zylskiej 

i Marii Koterbskiej) czy Liliowy wrzos. Ten ostatni utwór 

w plebiscycie widzów TV Gdańsk uzyskał pierwsze miejsce 

w głosowaniu na „Złotą piosenkę 1992-2000”.

Stanisław Danielewicz
3. Zespół „Albatros”, maj 1964 | fot. Zygmunt Grabowiecki, 
z archiwum fotografika |

3.

Teresa Miszkin Próg  | 1986, akryl, płótno,120 x 140 cm  |
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m u z y k a
Pogłos 
marzena Bakowska

Wiosną tego roku Radio Gdańsk zwróciło uwagę na 85. 

urodziny Jana Jancy. Trzeba docenić antenową wzmiankę 

o artyście już zapominanym, niegdyś rozpoznawalnym 

w całej Polsce dzięki radiu, a nadal żyjącym w Tybindze. 

W latach pięćdziesiątych zeszłego wieku Polskie Radio 

nadawało w każdą niedzielę o 9 rano półgodzinny recital 

organowy. Zastąpił transmisję niedzielnej mszy, obecnej 

na antenie od zakończenia wojny do roku 1950. 

To wówczas nabrała rumieńców legenda oliwskich orga-

nów. Za pośrednictwem Rozgłośni Gdańskiej transmito-

wano – w paśmie ogólnopolskim – sporo recitali z katedry 

w Oliwie. A za organowym kontuarem siedział wówczas 

młody Jan Janca. 

Ukończył Państwową Szkołę Muzyczną II stopnia w Gdań-

sku Wrzeszczu. Studiował w Państwowej Wyższej Szkole 

Muzycznej w Krakowie, następnie kompozycję w Stuttgar-

cie. Był też prywatnym uczniem sławnego Marcela Dupré 

w Paryżu. W Tybindze, gdzie wciąż mieszka, przez 34 lata 

był organistą w kościele św. Jana i wykładowcą muzyki. 

Skomponował kilka utworów organowych. Jest zaś auto-

rem szeregu prac poświęconych głównie dziejom budowy 

organów na terenie obecnej Polski północnej. Przygotował 

do wydania utwory z Oliwskiej Tabulatury Organowej oraz 

24 Polonezy Johanna Gottlieba Goldberga. 

W losach rodziny Janców odbijają się wszystkie komplika-

cje polsko-niemiecko-kaszubskie. Artysta urodził się jako 

Harald Janca w niemiecko-polskiej rodzinie. Pierwszym 

nauczycielem gry na organach był ojciec, organista Antoni 

Janca. Matka Edyta też była organistką. Po II wojnie świa-

towej, Jancowie postanowili zostać w Gdańsku. Liczyli na 

powrót politycznej konstrukcji Wolnego Miasta. To się nie 

spełniło, lecz starsze pokolenie pozostało już nad Motławą. 

Byli katolikami, organistów brakowało, mogli liczyć na 

pracę. Ojciec grał w katedrze oliwskiej, matka u cystersów. 

Niemniej, Edyta musiała przypomnieć sobie polszczyznę, 

Antoni zaś nauczyć się tego języka. Młodzi, Jan i jego siostra 

Brygida, także organistka, wcześnie wyemigrowali. 

Na marginesie 85. rocznicy urodzin Jana Jancy i powikła-

nych losów (bo związki między Jancami a Gdańskiem nie 

zostały zerwane) nasuwa się uwaga innej natury. 

1. Fragment odręcznie pisanych wspomnień Jana Jancy

1.
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Dziś trudno sobie wyobrazić taki udział regionów w ogólno-

polskich programach radiowych jaki kiedyś. Bo nie chodzi 

tu o statystki, lecz o fakt, że słuchacz w Bydgoszczy czy 

Nakle miał wciąż do czynienia – za pośrednictwem anteny 

2. Wycinki ze wspomnień Jana Jancy

– z wrocławskim aktorem, poznańskim chórem, przemy-

skim pisarzem. Albo organistą z oliwskiej katedry, o którym 

pamięta się przez lata. 

w. br., m.b. 
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a r t y s t k a  A u t o g r a f u

W LUSTRZE CZASU
Zofia Watrak

Kiedy dziś po latach patrzę na twórczość Teresy Miszkin, 

znaną mi, bo obserwowaną z bliska (także z osobistej per-

spektywy jako jedna z postaci jej obrazów) uderza mnie 

zadziwiająca konsekwencja i spójność drogi artystycznej, 

jaką przeszła, choć zmieniały się środki wyrazu, adekwatne 

do pogłębiającej się autorefleksji i dojrzewania jej jako osoby 

i jako artysty. Spoiwem jest niewątpliwie przemijający czas, 

jaki odciska się na każdym z nas, uwidoczniony przez Teresę 

w tak bezkompromisowy, brutalny wręcz, żeby nie powie-

dzieć obsesyjny, sposób. Niedawno powiedziała mi, że boi się 

śmierci i trudno jej pogodzić się z tą nieuchronnością. Myślę 

więc, iż lękiem, nie od początku uświadomionym a po latach 

tak wprost wyartykułowanym, podszyte jest jej malarstwo. 

Każdy ma świadomość przemijalności i ostatecznego końca, 

ale nie dla każdego jest to tak silne przeżycie egzystencjalne, 

które wymaga wręcz znalezienie sposobu oswajanie go. 

Niewątpliwie malarstwo stało się dla niej takim właśnie tera-

peutycznym sposobem. 

Patrzę na swoje portrety, które dzieli ponad dwadzieścia 

lat i widzę w nich własne życie. Ich autentyzm dotyczy nie 

tyle zmieniającej się fizyczności, choć to także, ale przede 

wszystkim dramatycznego przeżycia przemijania, której 

fizyczność jest tylko uzewnętrznionym śladem. Pamiętam 

okoliczności powstania pierwszego portretu. Odwiedziłam 

ją w skromnym mieszkaniu, w którym największy pokój 

zajmowała pracownia, priorytetowe miejsce jej życia, wple-

cione w codzienność. Był czas, kiedy pyliły trawy a moje oczy 

alergika szkliły łzami. „Świetnie dziś źle wyglądasz” – powie-

działa Teresa i chwyciła aparat fotograficzny. To była nasza 

pierwsza sesja portretowa. Jej efekt był dla mnie zaskakujący. 

Zobaczyłam na obrazie cierpienie i nostalgiczny smutek, 

banalna przyczyna przestała być istotna, ale dla Teresy istotny 

był ten impuls, cierpienie, dla którego zainteresowała się 

moją twarzą. Nadała mu wymiar uniwersalny. Na ten szcze-

gólny wyraz oczu w portretach Teresy zwracała też uwagę 

Bożena Kowalska1, jakby w nich zamknięta była człowiecza 

dusza, odbijająca życie, splot różnorodnych zdarzeń, radości 

i smutków, także dramatycznych przeżyć. Wspominam ów 

prywatny, czysto osobisty wątek tylko dlatego, że uświada-

mia mi czułą osobność Teresy, ukierunkowaną na drugiego 

człowieka, choć nie każdego. Autentyczność jej portretów na 

1	 Bożena Kowalska, Teresy Miszkin opowieść o kondycji ludz-
kiej, w: Teresa Miszkin. Malarstwo, Gdańsk 2006.

tym właśnie polega, że w galerii jej postaci znalazły się kon-

kretne osoby, znane z Imienia i nazwiska. To w jednostkowym, 

zindywidualizowanym widzeniu człowieka, uwiarygodnia się 

uniwersalny los. Trudno mi zgodzić się z Bożeną Kowalską, 

która pisze, że bez znaczenia jest realizm odtwarzania rysów 

konkretnych postaci, bo ich i tak nie można zidentyfikować, 

a ich znaczenie ma charakter wyłącznie symboliczny. Sądzę 

bowiem, iż prawda artystycznego przekazu wzmocniona 

jest przez dwuplanowość istnienia postaci. Pierwszy plan 

to opowieść malarki o ludziach z jej najbliższego otoczenia 

– rodziny, przyjaciół i kolegów ze środowiska artystycznego. 

W tym planie obrazy stają się swoistym pamiętnikiem indy-

widualnego „uwikłania” nie w abstrakcyjny a całkiem rze-

czywisty świat interpersonalnych relacji. Ten świat daje się 

zidentyfikować przez każdego z nas, kto uczestniczy w galerii 

postaci Teresy. Doświadczamy zaistnienia własnej obecności, 

utrwalenia, dzięki obrazom, śladu-zapisu własnego istnienia, 

które trwać będzie poza nami. Z upływem czasu zapis nabiera 

bolesnej dramaturgii, bo postaci z galerii Teresy ubywa. 

Emocje straty towarzyszą mam, gdy patrzymy na portrety 

zmarłego Witka Czerwonki czy Marii Skowrońskiej, która 

żyje poza świadomością życia, zamknięta we własnym ciele. 

Szczególnie boleśnie przeżywam własny portret, stanowiący 

część tryptyku, między Witkiem właśnie a Majką. Uruchamia 

wspomnienia dawnej wspólnoty, licznych spotkań i rozmów 

już nie do powtórzenia. Zostaje pamięć i obrazy Teresy, które 

mają bezpośrednie odniesienie do jej pokolenia, naszego 

pokolenia. Każdy z nas ma własną opowieść przemijającego 

życia. Osobnym pytaniem jest to, jak nas widzi, jakie role nam 

wyznacza na scenie jej własnego teatru życia i jak my sami 

do tej roli się odnosimy. A role te odczytywane były w różny 

sposób. Poza wspomnianą interpretacją Bożeny Kowalskiej, 

odczytującą obrazy Teresy w kontekście uniwersalnej sym-

boliki , Aneta Szyłak wpisała je w kontekst relacji rodzinnych 

i najbliższego otoczenia z perspektywy feministycznej, która 

ma wpływ na szersze więzi międzyludzkie i społeczne, co uza-

sadniało zaproszenie autorki na wystawę „Public relations”. 

Osobiście uważam jednak, że myślenie Teresy dalekie było od 

takiej motywacji. Potwierdzeniem jest dalszy rozwój jej twór-

czości, kiedy skupia się ewidentnie na biologicznym procesie 

starzenia, makroskopowo obserwując deformację skóry, która 

z kolei deformuje rysy. Wizerunek starości, tak odległy od 

współczesnej kultury, promującej wieczną młodość i urodę, 

bliższy jest raczej krytycznym wątkom sztuki ciała. 

O portretach Teresy Miszkin
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Z mojej strony, analiza twórczości bliskiej mi osoby wymagała 

niełatwego zastąpienia osobistych emocji zobiektywizowa-

nym myśleniem krytyka sztuki, by zobaczyć w poruszającej 

do głębi twórczości Teresy drugi plan, budowany ponad tym 

zindywidualizowanym. 

U progu swej samodzielnej twórczości, zaraz po studiach, 

a był to rok 1973, dzieliła Teresa Miszkin pokoleniowe dążno-

ści, znajdując wszak na uboczu własną ścieżkę, którą zdaje 

się konsekwentnie podążać nie bez ewolucji, choć bez dra-

stycznych przemian. Przez lata pogłębiane umiejętności 

techniczne zaowocowały twórczością niebywale perfekcyjną 

warsztatowo. Predestynacja do przedmiotowego widzenia 

w naturalny sposób skłaniała malarkę do rozwijania środ-

ków opartych o realistyczny warsztat. A jednak posiadana 

sprawność modulowania owymi środkami nie służyła wcale 

realistycznej wizji świata. Zapewne realizm Teresy Miszkin 

nawiązuje w jakimś stopniu do nie tak odległych doświadczeń 

fotorealizmu czy hiperrealizmu, choć nie mieści się w żadnym 

z tych kierunków. Nie interesuje jej bowiem przedmiotowe 

otoczenie człowieka, nie szuka też do tego otoczenia komen-

tarza, ani nie próbuje go obiektywizować. W obszarze jej 

emocji artystycznych pozostaje niezmiennie człowiek i to 

wypreparowany ze wszelkich realnych atrybutów rzeczywi-

stości. Zaistniał w jej malarstwie od samego początku i pozo-

stał, choć zmieniał się sposób jego widzenia i malarskie środki.

Lata siedemdziesiąte przez wielu historyków i krytyków 

oceniane są jako czas, z jednej strony wyczerpywania się 

ekstremalnych postaw awangardowych, a z drugiej – czas 

refleksyjnego i wielowątkowego nawiązywania do tradycji.

Jeszcze odbywały się Biennale Form Przestrzennych i Zjazdy 

Marzycieli w Elblągu, „Złote Grona” i osieckie plenery, kiedy 

wkraczało nowe pokolenie, ówczesnych trzydziestolatków, 

określane „Pokoleniem’70”. Znamienna była też prezenta-

cja artystów polskich ze zbiorów Muzeum Sztuki w Łodzi, 

towarzysząca kongresowi Międzynarodowego Stowarzy-

szenia Krytyków Sztuki w 1977 r. w Kolonii. W laboratoryjnej 

ekspozycji ówczesnej awangardy znalazły się obrazy zapo-

wiadające nowy czas w sztuce polskiej. Były to właśnie prace 

Teresy Miszkin i zmarłej tragicznie Ireny Talagi, mało jeszcze 

znanych malarek z Gdańska. W 1979 r. w koszalińskim BWA 

odbyła się już niejako programowa wystawa: „Pokolenie’70”, 

ujawniająca manifestacyjny powrót do nurtu figuratywnego 

i sztuki opowiadającej się za prymatem treści.

W obrazach Teresy z lat 1973/1974 była to figura płaska, syl-

wetowa, wykonana z wykorzystaniem szablonu. Łączenie 

technik olejnych i akrylowych dawało bogatą materię, różni-

cowaną dodatkowo przecierkami, laserunkami, wielokrotnymi 

nałożeniami. Można by powiedzieć, że skupienie na płaszczyź-

nie i na materii malarskiej łączyło Teresę w większym stopniu 

z tradycją gdańskiej uczelni. Był to też czas bogatej gamy 

kolorystycznej, która od 1975 zaczyna stopniowo wygasać 

w kierunku łączeń monochromatycznych, tak znamiennych 

dla jej dzisiejszego malarstwa.

Lata następne przynoszą nowe elementy: obok szablono-

wych sylwet pojawiają się kadrowane fragmenty ciał, widziane 

przestrzennie w ostrych kontrastach światłocieniowych. 

Kompozycje komplikują się. Korowód postaci zwielokrotnia 

się. Powstaje zalążek późniejszych scenariuszy portretów 

grupowych. Precyzuje się główny wątek tematyczny malar-

stwa Teresy Miszkin. Rozpoczęty w 1975 r. cykl „Alienacji”, 

jako temat praktycznie trwa nadal, niezależnie od kolejnych 

tytułów.

Mam silne poczucie świadomości – mówi Teresa – że jako 

malarka uczestniczę w bycie w szczególny sposób; jako osoba 

przeżywająca swój własny świat, ale i jako ktoś, kto stoi obok 

i rejestruje. Nie jest to prosta rejestracja, dokonuje się w czasie 

i drodze, na której towarzyszy mi człowiek. Człowiek idący 

z każdym dniem ku śmierci. Inny Byt. Inny Świat, a jednak 

nierozerwalnie związany z moim losem. Chciałabym zatrzy-

mać jego przemijający ślad a w tym śladzie i mój własny. 

Bliskie jest mi Bergsonowskie przeżywanie czasu, który jest 

nie tyle niszczeniem, co raczej szukaniem formy, przez którą 

uświadamiamy sobie istotę naszego bytu. Stajemy się przez 

czas, znacząc w nim swoje ślady, czytelne z perspektywy 

teraźniejszości. To, co odchodzi jest ciągle w nas, dzięki czemu 

życie zyskuje treść. Moje obrazy to taki strumień czasu, przez 

który przechodzą korowody znanych mi ludzi. Obrazy jednych 

nabierają ostrości, a innych bledną, umykają.

A więc ważne stają się psychologiczne aspekty pamięci, 

zatrzymanie śladu czasu i ludzi w ich drodze ku własnemu 

przeznaczeniu. Nie bez przyczyny pojawia się aparat foto-

graficzny, jako narzędzie rejestrujące.

Zabieg wykorzystania fotografii w malarstwie ma swoje odle-

głe tradycje sięgające doświadczeń z camera obscura. Wiele 

cech malarstwa Teresy Miszkin, jak monochromatyzm, ostre 

kontrasty światłocieniowe, charakterystyczne ujęcia perspek-

tywiczne, sposób kadrowania, zbliżania i oddalania, wszystko 

to wywodzi się z kompozycji fotograficznej. Zgoda, obraz jest 

uformowany w jakimś stopniu kamerą, ale specyfika widze-

nia obiektywu służy tu niejako możliwość uchwycenia tego, 

co umyka ludzkiemu oku, stanowi raczej punkt wyjścia do 

spotęgowania ekspresji. To, jak „widzi” aparat fotograficzny 
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podlega pełnej kontroli i, co więcej, podporządkowane jest 

filozoficznej koncepcji przekazu artystycznego. Oko obiek-

tywu ma znaczące funkcje interpretacyjne, związane jest 

bowiem z pozycją „obserwatora”, który w obrazie pełni rolę 

analogiczną do „narratora” w utworze literackim. Idea „obser-

watora” ustala się w twórczości Miszkin nie od razu. Jej zalą-

żek zaistnieć jednak musiał, choć nie w pełni uświadomiony, 

w chwili, gdy malarka wzięła do ręki aparat fotograficzny. 

Z dwóch podstawowych składników fotografii – czasu i infor-

macji, interesował ją ten pierwszy. A więc fotografia była od 

początku formą pamięci, śladem rzeczywistości, na której 

dokonywały się zabiegi przekształcające. Początkowo postać 

ludzka pojawia się jak przetlała klisza. Wykadrowane frag-

menty zachowują odrębną przestrzeń, inną niż powierzch-

nia obrazu. Wyłaniają się z pustej, obojętnej przestrzeni i nie 

wiadomo, czy odchodzą w niepamięć czy też przenikają do 

pamięci, walcząc o kruche przetrwanie jakby opadała na 

nie przesłona czasu. Owe korowody przesuwających się ciał, 

nagich, bez możliwości ukrycia, stanowią zwykle drugopla-

nowe „teatrum” dla postaci pierwszoplanowej i centralnej, 

eksponowanej z fotograficzną dbałością o każdy detal. Bywa, 

że oba światy dzielą parawany, ściany symbolizujące stany 

alienacji. Różnicuje te odrębne światy także mieszana technika 

używanych farb. Akryl daje miękkość, świetlistą nierealność 

materii, olej konkretyzuje, urealnia. Przetworzenie obrazu, 

zarejestrowanego aparatem fotograficznym w pierwszych 

cyklach („Alienacje”, „Zatrzymania”, „Przypomnienia-przybli-

żenia”) ujawnia cechy charakterystyczne dla funkcjonowania 

pamięci: niedopowiedzenia, przenikania, fragmentaryczności, 

nieostrości, nałożenia różnych przestrzeni. Dramat przemi-

jalności, poszukiwanie formy przeżywania czasu – stanowią 

o istocie malarstwa Teresy Miszkin pierwszego dziesięciolecia. 

Kolejne lata zmieniają nie tylko persony w dramacie przemija-

jącego czasu. Elementy autobiografii przenikają do obrazów. 

Pojawia się syn Filip, początkowo jako szkic tylko, nie ma 

wyraźnie określonych rysów. Jest zaledwie projektem czło-

wieka. Z upływem czasu jego wizerunek staje się pełniejszy 

tak jak innych, otaczających go ludzi dorosłych. I w zasadzie 

obrazy z lat 80. można by kwalifikować jako pełnopostaciowy 

portret zbiorowy. Zapewne artystce chodzi o coś znacznie 

więcej, niż pokazanie wizerunku postaci. Fakt jednak, że 

bohaterami jej obrazów są ludzie konkretni i rozpoznawalni 

z najbliższego otoczenia ma swój ważny gatunkowo i zna-

czeniowo ciężar. Cechy podobieństwa modela nie są tu, co 

prawda, decydujące o przynależności gatunkowej, nie jest to 

zresztą sprzeczne z ideą portretowania. Portret był bowiem 

zawsze dziełem wielowymiarowym i wynikał nie tylko z oso-

bowości artysty, ale także z przyjętego modelu człowieka 

i świata, uwarunkowanego czasem, w jakim powstawał. 

Teresa Miszkin realistycznymi środkami kreuje egzystencjalny 

wizerunek człowieka w świecie współczesnym. Jej zaintere-

sowanie losem ludzkim nie jest abstrakcyjnym widzeniem 

każdego, którego dałoby się zamknąć w umownym znaku 

uogólniającym. Portret jest potwierdzeniem wiarygodności 

sytuacji uniwersalnej. Dramatyzm, jaki emanuje z jej kom-

pozycji, wynika ze zderzenia jednostki i grupy. Każda z figur 

grupy ma własną, indywidualną twarz, psychofizyczną odręb-

ność i własną, rzeczywistą biografię... Malarka traktuje czło-

wieka personalistycznie, stąd każda z jej postaci ma swój 

autentyczny pierwowzór, ale usytuowanie jednostki w grupie 

i kompozycyjny układ grupy jest już wyrazem koncepcji filo-

zoficznej, zawartego w dziele przesłania o alienacji i ludzkiej 

samotności. Do problemu czasu i przemijania dochodzą 

nowe wątki tematyczne a wraz z nimi krystalizuje się nowa 

sytuacja, wynikająca ze zmienionej pozycji „obserwatora”. 

Widzenie oka obiektywu fotograficznego wyraźnie oddala 

się i unosi w górę, co więcej zmieniają się nieustannie punkty 

obserwacji, zawsze jednak z pewnego oddalenia i jakby z lotu 

ptaka. Punkt widzenia odbiorcy stającego przed obrazem nie 

jest zbieżny z widzeniem oka obiektywu. Malarka przyjmuje 

raz pozycję obiektywnego „narratora”, identyczną z pozycją 

obiektywu fotograficznego – owego stałego obserwatora 

pozostającego na zewnątrz, kiedy indziej umieszcza siebie 

wewnątrz obrazu, poddając się tej samej, co inne postaci, 

manipulacji obserwujących z zewnątrz oczu.

Wprowadzenie własnej osoby w przestrzeń sztuki jest niczym 

innym jak pozostawieniem własnego śladu wśród innych, jest 

też szukaniem siebie w rodzinie, wśród przyjaciół, wreszcie 

społeczności. Wątki autobiograficzne, mimo całej uniwer-

salizacji, są bardzo silne. Autoportret Teresy Miszkin jest 

odważny i pełen determinacji. Pokazanie nagości jest aktem 

„rozbrojenia”, ujawnienia słabości i bezbronności. Ma też coś 

z Gombrowiczowskiego wyzwania rzucanego światu, opan-

cerzonemu w zafałszowane formy i konwenanse; marzenia 

Albertynki o nagości wyzwalającej z kostiumu i narzucanych 

norm. 

Jeśli rozpatrywać portrety grupowe Teresy Miszkin w kon-

tekście tego gatunku, to nietrudno dostrzec, że odrzuca 

ona całą tradycję ikonograficzną, łączącą portretowanych 

z ich rolami, funkcjami i społecznym prestiżem, ponieważ 

cała ta tradycja jest sprzeczna z jej widzeniem człowieka. Dla 

niej liczy się istnienie, nie posiadanie. Stąd żadnych rekwizy-

tów, żadnych atrybutów pozycji społecznej. Przyjęte zasady 

kompozycyjne służą ujawnieniu przekonania, że każdy jest 
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izolowanym bytem, ale ten „każdy” to nie jest anonimowy 

znak uogólniający. Miszkin nie szuka środków abstrakcyjnych, 

przeciwnie. Perfekcyjność warsztatu realistycznego staje 

się w koncepcji jej malarstwa środkiem uwiarygodnienia 

ludzkiego dramatu. Tworząc zindywidualizowane portrety 

grupowe, z troską o najdrobniejszy detal, abstrahuje jednak 

od znanych jej realiów, dotyczących postaci, usuwa wszelkie 

relacje i związki między nimi – „wrzuca” je w egzystencjalną 

próżnię. Każdy widziany jest jako odrębny, nieprzenikalny 

dla innych świat. Każdy zdany na siebie, ukierunkowany na 

własną drogę, która rozmija go z innymi. Sytuacji tej służą 

zmienne punkty widzenia, jakby każda z postaci miała włas-

nego obserwatora – Los, Boga, Przeznaczenie.

Funkcji zmiennych punktów widzenia podporządkowana 

jest cała kompozycja obrazów – ostre kontrasty światło-

cienia, gwałtowne (ostatnio coraz gwałtowniejsze) skróty 

perspektywiczne, pociągające za sobą ekspresyjne defor-

macje anatomiczne, tym bardziej ekspresyjne im bardziej 

oddala się ku górze oko obiektywu fotograficznego. Postaci 

zobaczone jakby w nagłych rozbłyskach światła, zdają się 

być zaskoczone niespodziewanym ujawnieniem własnego 

istnienia. Zawieszone są w nieoznaczonej przestrzeni, bez 

realiów, które mogłyby nadawać jakąkolwiek stabilność a tym 

samym bezpieczeństwo.

Zmieniające się punkty widzenia to także zmienne jednostki 

czasu, nie powiązane ze sobą chwile i zatrzymania, które 

nie łączą się w logiczny ciąg, jak grupa nie tworzy jedności. 

Kompozycje podkreślają odosobnienie każdej jednostki 

w odrębnej czasoprzestrzeni. Każda istnieje zatrzymana 

w kadrze własnego czasu jak w układzie zamkniętym. Jest 

w tych obrazach coś z sytuacji bohaterów dramatów Sartre’a, 

gdzie „jeden plus jeden równa się jeden”, bo każdy pozostaje 

w swej samotności na swój własny sposób.

Ów egzystencjalny kontekst malarstwa Teresy Miszkin był 

wielokrotnie dostrzegany przez krytyków (m.in. przez Bożenę 

Kowalską i Mariusza Hermansdorfera), mało kto jednak wie, 

że wnikliwej analizy dokonał również architekt. Polskiej prasie 

artystycznej umknął fakt, że na festiwalu „Współczesna Sztuka 

i Architektura Północy 11 Państw – 11 Miast” w Leeuwarden 

(Holandia, 1990) gdański pawilon cieszył się dużym zainte-

resowaniem krytyki. Udział dokonywał się drogą konkursu. 

Teresa Miszkin wygrała go wspólnie z gdańskim architektem, 

Jackiem Krenzem, którego idea architektonicznej instalacji 

była niczym innym jak właśnie autorską interpretacją malar-

stwa Teresy Miszkin. To było coś znacznie więcej niż aranżacja 

wystawy – integralne wspólne dzieło architekta i malarza. 

Koncepcja pawilonu gdańskiego polegała na umieszczeniu 

obrazów między dwoma światami – między strefami światła 

i cienia, między pozornie realnie istniejącym światem upo-

rządkowanych wartości zewnętrznych a ukrytym, mrocznym 

światem wartości egzystencjalnych. Przejście ze strefy światła 

do strefy cienia, odkrywało widzowi obecność ludzkich ist-

nień, zdążających ku spełnieniu. Jacek Krenz w swej instalacji 

skonkretyzował leżącą wewnątrz dzieła Teresy Miszkin kon-

strukcję „narratora” – obecnych na zewnątrz oczu pomno-

żonych o oczy widzów, wchodzących w przestrzeń obrazów.

Kolejny cykl - „Odbicia”, który rozpoczął się w 1990 r. wnosi 

nowe wartości. Plany ujęć poszczególnych kadrów przestają 

być jednoznacznie określone, zaczynają się gmatwać, wzajem 

przenikać, zacierać w kolejnych replikach – odbiciach. Postaci 

głównoplanowe tych kompozycji tracą swoją dotychczasową 

odrębność czasoprzestrzenną. Ich osobność zakłócana jest 

odbiciami śladów własnych i innych. To już nie zatrzymania 

teraźniejszości, ale nałożenia czasu minionego, uwikłania losu 

indywidualnego w los zbiorowy, grupy, rodziny, społeczności.

Ostatni okres, po 2000 r., przynosi kolejną przemianę. Kamera 

aparatu fotograficznego „oka obserwatora” czy „narratora” 

malarskich opowieści Teresy osiągnęła kulminacyjny punkt 

oddalenia i zaczęła przybliżać się do twarzy aż osiąga kolejny 

moment graniczny, poza którym liczy się już tylko zatrzymany 

kadr, fragmentaryczny obraz zbliżenia.. Ten gwałtowny zwrot 

w perspektywie widzenia odmienia stylistykę. Twarz staje 

się niczym swoisty pejzaż. Taki też tytuł nosi cykl - „Pejzaże 

intymne”. Autorka ujawnia to, co chcemy ukryć, intymność 

starzenia, bezbronność wobec biologicznych przemian, która 

ujawnia się na obrazach bezforemnością, brutalizacją środków 

wyrazu, odartą z urody malarskiej materii. Cielesność staje się 

bliska materii ziemi, przeoranej bruzdami czasu z monochro-

matycznymi barwami ziemi, bo też do ziemi-prochu coraz 

bardziej się zbliżamy. Fragmentaryczność ciała w ostatnich 

obrazach chroniona jest w zadymionych szkatułach niczym 

sarkofagach współczesności. 

Dojrzałe to malarstwo i mądre. Dalekie od epatowania formal-

nymi środkami, choć ich perfekcjonizm budzić może podziw 

odbiorcy. Są one jednak podporządkowane nadrzędnemu 

przekazowi uniwersalnych treści, w które wpisuje się indy-

widualny los każdego z nas.

Zofia Watrak 

Tekst ukaże się w monograficznym albumie wydanym przez Akademię Sztuk Pięknych w Gdańsku, z okazji zakończenia pracy 

pedagogicznej prof. Teresy Miszkin. 
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Woła nas niebo i w krąg się obraca

Piękności wiecznych ukazując siłę, lecz

Oko wasze ku ziemi się zwraca

Dante Alighieri Boska komedia (Pieśń 14 – Czyściec)

Ona czytała Sto lat samotności Marqueza 

i dużo tej literatury – mówił z podziwem

zobaczyłam ciężarną schowaną w szarościach

zdaje się że niedługo potem roztrzaskało się

Twoje małżeństwo – droga samotnej kobiety z dzieckiem

stanęła otworem; wertepy wertepy…

niejasny sens nowego życia mierzył się

ze światłem tkwiącym w szczelinie losu

na Twoich obrazach pojawił się człowiek

w poczuciu jarzma pustki – w codziennej

krzątaninie Twoje ciało zaczyna zawodzić

ale rzeczywistość kusi obietnicami

nieograniczającymi się obietnicami podróży wzdłuż

wymarzonych tras i w głąb siebie – u Bergsona

znajdujesz trochę odpowiedzi egzystencjalnych

jednak za mało by mieć pewność poszukiwania

tego co istotne w życiu i sztuce

na wielkich obrazach Teresy CZŁOWIEK

w relacji z nierozpoznanym otoczeniem chowa w sobie

wszystko to co może go uchronić przed nim samym

użycie mimikry ugłaskiwanie emocji pomaga

przekroczyć próg nieznanej przestrzeni życia

milczenie mierzy się z uderzeniem wichrów codzienności

uczucie bez miary trzeba zamknąć w księdze

mitów – burzliwy świat adeptów sztuki

odkrywa nowy sens istnienia – należy tylko

wyzwolić w sobie pokłady empatii wskazując

domniemanemu artyście wyboistą drogę do sztuki

fotograficzna dociekliwość Twojej sztuki to zaskakujący

alians treści i formy jak u Caravaggia

zaskakująca analogia bliska prawdy

Kacperek – ukochany wnuk odszedł sobie któregoś dnia

teraz śmieje się z wieczności

Profesor Teresa Miszkin żegna się z Akademią Sztuk Pięknych

dorobek twórczy Artystki otacza świetlisty krąg uznania

oczy Teresy prześwietlają naszą naturę nasze

uwikłania w relacjach z drugim człowiekiem

naszą kondycję czy może jej brak

obnażają naturę ludzką ze zrozumieniem

jej niedostatków

od pewnego czasu w sztuce Teresy zaistniał

wątek przemijania dość mocno akcentowany ale

mam nadzieję że pędzel nie wypadnie z Twojej dłoni

przy muzyce Bacha czy klasyków wiedeńskich

powstawać będą nowe obrazy

może kiedyś powrócą też dźwięki młodości

z Hendrixem i Janis Joplin

Droga Tereso – Artystko i Kobieto z klasą

pozostań wierna swojej busoli

z przyjaźnią Zaza Wilczewska                                                                          

list
zaza wilczewska a r t y s t k a  A u t o g r a f u
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7 grudnia 2018 r. w Dworze Artusa odbyła się uroczystość 

wręczenia nagród w 47. edycji Pomorskiej Grafiki Roku. Tak 

jak w latach poprzednich, konkurs obejmował wojewódz-

twa: pomorskie, kujawsko-pomorskie oraz zachodniopo-

morskie. W dniu 2 grudnia 2018 r. w siedzibie Gdańskiego 

Towarzystwa Przyjaciół Sztuki jury konkursu w składzie: 

prof. Cezary Paszkowski (ASP Gdańsk/GTPS) − przewod-

niczący, prof. Paweł Frąckiewicz (ASP Wrocław), 

prof. Mirosław Pawłowski (UAM Poznań) oraz 

Anna Popiel − sekretarz jury z ramienia GTPS

bez prawa głosu, ocenili 54 prace zgłoszone przez 28 arty-

stów. W turze finałowej jury w głosowaniu postanowiło 

przyznać następujące nagrody:

I Nagroda Marszałka Województwa Pomorskiego 

(3000 zł) − Kamil Kocurek (Gdańsk), Arena 10, wklęsłodruk

II Nagroda Prezydenta Miasta Gdańska (2000 zł) − Łukasz 

Butowski (Gdańsk), Romantyczny chłopczyk, ver.2, litografia

III Nagroda Prezydenta Miasta Gdańska (1000 zł) − Ewe-

lina Kołakowska (Toruń), 040118, intaglio

wyróżnienie Prezydenta Miasta Gdańska (500 zł) − Kata-

rzyna Łukasik (Gdańsk), Paper image 02, serigrafia

wyróżnienie Prezydenta Miasta Gdańska (500 zł) − Sara 

Carrillo (Szczecin), Impresiones del papel, dyptyk, akwaforta/

akwatinta

wyróżnienie Prezydenta Miasta Gdańska (500 zł) − 

Dominik Włodarek (Gdańsk), Reflections, Helsinki, Kalevan-

katu, Torni, akwaforta/akwatinta

wyróżnienie Prezydenta Miasta Gdańska (500 zł) − 

Kamila Kasprzykowska (Toruń), IX, wklęsłodruk 

Konkursowi towarzyszy wystawa pokonkursowa, do 

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

której oprócz prac osób nagrodzonych, jury wybrało 

prace Michała i Sławomira Grabowego (Gdańsk), Michała 

Rygielskiego (Toruń), Dariusza Syrkowskiego (Gdańsk) oraz 

Moniki Walenciejczyk.

Nagrody regulaminowe w konkursie ufundował Marszałek 

Województwa Pomorskiego Mieczysław Struk oraz Prezy-

dent Miasta Gdańska Paweł Adamowicz. 

Prestiż konkursu podnoszą również nagrody specjalne. 

Od kilku lat mamy zaszczyt wręczać nagrodę specjalną 

Rektora ASP w Gdańsku (1000 zł), którą w tym roku otrzy-

mała Emma Kwiatkowska (Toruń) za pracę Amor (drzewo-

ryt/intaglio) oraz nagrodę specjalną Dziekana Wydziału 

Grafiki (1000 zł) − Oksana Budna (Toruń), Illusion (techniki 

metalowe/sitodruk). Drugi rok z rzędu także środowisko 

toruńskie aktywnie włączyło się w organizację konkursu. 

Nagrodę Specjalną przyznała Dziekan Wydziału Sztuk 

Pięknych UMK w Toruniu. Jest to wystawa indywidualna 

w Galerii Forum Wydziału Sztuk Pięknych UMK w Toruniu, 

a otrzymała ją Agnieszka Helena Jankiewicz ze Szczecina 

za zestaw prac w technice linorytu.

Pomimo trudności, jakie graficy warsztatowi napotykają po 

skończeniu kształcenia w uczelniach artystycznych, oraz 

zmniejszającej się ilości studentów, głównie z powodów 

demograficznych, Gdańskie Towarzystwo Przyjaciół Sztuki 

jako organizator odnotowuje coraz większe zaintereso-

wanie konkursem. Daje to dobre prognozy na przyszłość 

i skłania do organizacji kolejnej jego edycji.

W drugiej części uroczystości wręczone zostały sygnowane 

przez artystę printy zwycięskiej grafiki Arena 10 − nagroda 

dla laureatów Honorowych Nagród GTPS. 

Anna Popiel

Koordynatorka konkursu

47. edycja konkursu POMORSKA GRAFIKA ROKU za 2017
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I nagroda – Kamil Kocurek 
(Gdańsk), Arena 10, wklęsłodruk

II nagroda – Łukasz Butowski  
(Gdańsk), Romantyczny chłopczyk, 

ver.2, litografia

III nagroda – Ewelina Kołakowska  
(Toruń), 040118, intaglio
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Z kroniki gtps 
Sekcja Miłośników baletu
Marta Jaszewska

Początki sekcji związane są z działalnością Janiny Jarzy-

nówny-Sobczak, która w latach 60. Była kierownikiem arty-

stycznym i choreografem zespołu baletowego Państwowej 

Opery i Filharmonii Bałtyckiej. Jej realizacje – między innymi: 

Cudowny mandaryn Bartoka, Dafnis i Chloe Ravela Tytania 

i osioł Turskiego czy Mandragora Szymanowskiego wyod-

rębniły styl gdańskiego baletu. Sztuka baletowa stawała się 

coraz bardziej popularna na terenie Trójmiasta. W związku 

z tym w ramach działalności Gdańskiego Towarzystwa 

Przyjaciół Sztuki postanowiono powołać do życia sekcję 

miłośników baletu. Pierwszy sygnał pojawił się 12 kwietnia 

1965 na spotkaniu Prezydium Rady GTPS. 21 października 

1965 r. sekcja zaczęła pracę, przewodniczącą została Janina 

Jarzynówna-Sobczak. Organizowano spotkania – audycje 

popularyzujące sztukę baletową (między innymi „Co to jest 

taniec”, „Spotkanie z baletem”, „ABC tańca”). W programach 

spotkań była między innymi prezentacja elementów bale-

towych przez baletowych solistów. Spotkania odbywały 

się także poza siedzibą GTPS – w klubach i świetlicach na 

terenie ówczesnego województwa gdańskiego. Członkowie 

sekcji brali udział w próbach baletu, spotkaniach popremie-

rowych oraz dyskusjach z teoretykami i krytykami. Wspól-

nie z Państwową Szkołą Baletową zorganizowano Studium 

Baletowe. Zajęcia obejmowały: rytmikę dla dzieci, naukę 

tańca klasycznego i ludowego dla młodzieży oraz gimna-

stykę zdrowotną. Od 21 grudnia 1968 r. przewodniczącą 

sekcji była Izabella Tanaś-Wojciechowska. Sekcja liczyła 

wówczas 109 członków. W 1969 r. sekcja organizowała dwie 

znaczące imprezy: „Wieczór baletowy” w Sali Mieszczańskiej 

Ratusza Staromiejskiego oraz sympozjum „Drogi rozwoju 

baletu gdańskiego w okresie 25-lecia Polski Ludowej”. 

W 1970 r. kierownictwo przejął Bronisław Prądzyński. Nasi-

liła się działalność sekcji w środowisku szkolnym (między 

innymi spotkanie z Gustawem Holoubkiem – ówczesnym 

Prezesem Zarządu Głównego Stowarzyszenia Polskich 

Artystów Teatru i Filmu). Odbywały się wieczory baletowe, 

między innymi: „Różnice i podobieństwa ruchu w tańcu 

i gimnastyce artystycznej”, „Balet węgierski” czy „Taniec 

w literaturze pięknej” z udziałem Ewy Napiórkowskiej, 

Wandy Tillert, Gustawa Klauznera, Zygmunta Kamińskiego, 

Bronisława Kropidłowskiego, Danuty Żurawskiej, uczniów 

szkoły baletowej i zawodniczek klubów sportowych. Rea-

lizowane wydarzenia cechowały się wysokim poziomem 

artystycznym i niemałym wysiłkiem organizacyjnym. 

W drugiej połowie lat 70. znacznie załamała się aktywność 

sekcji. W 1977 Prezydium Rady Towarzystwa zdecydowało 

o zlikwidowaniu samodzielności sekcji, z powodu niskiej 

aktywności. Z połączenia dwóch sekcji powstała Sekcja 

Miłośników Muzyki i Baletu.

Marta Jaszewska



Honorowe Nagrody 
Gdańskiego Towarzystwa 
Przyjaciół Sztuki 

Za wybitne osiągnięcia w 2017 roku nagrodę otrzymali:

Ewa Barylewska-Szymańska w dziedzinie kultury 

i nauki, za promowanie historii, kultury i sztuki dawnego 

Gdańska oraz dokonania naukowe

Zbigniew Canowiecki w dziedzinie wspierania kul-

tury i nauki

Anna Czekanowicz-Drążewska w dziedzinie kul-

tury, za całokształt dokonań dla kultury gdańskiej

Barbara Jóźwiak w dziedzinie wspierania kultury 

i sztuki

Mariusz Kulpa w dziedzinie rzeźby, za całokształt 

dokonań artystycznych

Jan Łukaszewski w dziedzinie muzyki, za komplet 

nagrań motetów Andreasa Hakenbergera

Kazimierz Nowosielski w dziedzinie kultury i nauki, 

za całokształt dokonań naukowych i artystycznych

Krzysztof Polkowski w dziedzinie kultury i sztuki, 

za tworzenie nowych przestrzeni edukacji i animacji 

kulturalnej

Uroczystość rozdania nagród odbyła się 
7 grudnia 2018 r. w Dworze Artusa.

SPROSTOWANIE

W poprzednim numerze „Autografu” (5/2018) w spisie treści 

pani Kalina Zabuska została omyłkowo przedstawiona jako 

Karolina. Wstydzimy się i przepraszamy panią Zabuską oraz 

Czytelników. (red.) 

WYSTAWY 
JUBILEUSZOWE 
 60 LAT GTPS 

styczeń | Ryszard Kul | malarstwo

luty | Włodzimierz Łajming | plakaty, a� sze, dokumentacja 

fotogra� czna z działalności artystycznej

marzec | Waldemar Woźniak | malarstwo

kwiecień | Marek Model | malarstwo/rysunek

maj | Cezary Paszkowski | malarstwo/gra� ka

czerwiec | Stanisław Olesiejuk | „Obrazy”

lipiec | Wojciech Sęczawa | „Rysunek i rzeźba”

sierpień | Janusz Dembowski | „Oblicza”

wrzesień | Mariusz Kulpa | „Wątki i kreacje”

październik | Zbigniew Gorlak | „MULTI KULTI BIO 

ARMY LEGO 2018”

listopad | Sławomir Grabowy | „45 lat pracy Sławomira 

Grabowego czyli autoportret albo list starego do młodego. 

Gra� ka i malarstwo”

grudzień | Władysław Jackiewicz | malarstwo


