
„Proces  Pana  Cogito”  –  intymny
i intensywny spektakl Teatru Nasz

„Proces Pana Cogito”,  Teatr  Nasz,  Chicago 2022,  wiolonczelistka Lilianna Zofia
Wośko jako Śmierć, fot. Dariusz Lachowski
Małgorzata Oman (Chicago)

W moim pierwszym artykule napisanym dwa lata temu na temat chicagowskiego
Teatru Nasz, wspomniałam podekscytowana o ich zamierzeniach. Dowiedziałam się
bowiem, że chcą zająć się twórczością Schulza  i Herberta.  Potem jednak na temat
tych planów zapadła cisza. Teatr wystawił w listopadzie 2021 roku, bardzo piękną i
poruszającą  inscenizację  “Najdroższa”  w  oparciu  o  poezję  Krzysztofa  Kamila
Baczyńskiego,  wracał  do  swoich  „starych”  spektakli,  ale  o  Herbercie  nie  było
słychać.  Nic dziwnego zatem, że kiedy na początku września tego roku otrzymałam
zaproszenie na “Proces Pana Cogito” uśmiech pojawił się na mojej twarzy – a jednak
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zrobili! – pomyślałam. Poczułam radość i ciekawość – co tym razem wymyśli Andrzej
Krukowski i czym nas zaskoczy. No i oczywiście – wymyślił i zaskoczył.

“Proces Pana Cogito” wystawiony przez Teatr Nasz, odbył się 23 września w ramach
IV Kongresu Teatru Polskiego w Chicago i miał  miejsce w Zakładzie Mechaniki
Samochodowej A Action Auto Inc.

Nie, to nie pomyłka. Był to spektakl, który określiłabym dwoma słowami – intymny i
intensywny.  Intymny, bo było nas, widzów, tylko około dwudziestu. Intensywny, bo
nie pozwolił na obojętność.

***                                   

Tuż po wejściu na teren zakładu, dostajemy do rąk białe plastikowe kombinezony i
zostajemy poproszeni, aby się w nie przebrać. Tak ubrani, przechodzimy do małego
pomieszczenia,  gdzie siadając wzdłuż białych ścian od razu wtapiamy się w ich
tło. Białe ściany i białe kombinezony dopełnia białe światło, sączące się z neonowych
żarówek wmontowanych w długie, wąskie otwory.   



„Proces  Pana  Cogito”,  Teatr  Nasz,  Chicago  2022,  Andrzej  Krukowski  jako  Pan
Cogito, fot. Dariusz Lachowski
Na środku tego wydłużonego pomieszczenia stoi także długi prostokątny stół na
kółkach, jest przykryty czarnym suknem. Stół operacyjny? Na krótszej krawędzi stołu
siedzi, owinięty przezroczystą folią, skulony Pan Cogito. Ewidentnie, jeszcze w łonie
matki. W jednym z rogów wąskiej salki stoi stary telewizor. Tuż obok, w drugim rogu
na  krześle,  otulona  jedynie  czarnym  tiulem,  siedzi  tajemnicza  blada  postać  z
wiolonczelą.  Tak jak  i  nakrycie  stołu,  stanowi  ona wyraźny  kontrast  z  tłem.  W
pewnym momencie, w czasie spektaklu, uświadamiam sobie, że to śmierć. Dźwięki
wiolonczeli  będą  nam  towarzyszyły  cały  czas,  choć  trudno  je  będzie  nazwać
muzyką.  Rwane,  czasami  wręcz  szarpane,  momentami  melancholijne  i  tylko
chwilowo  harmonijne,  będą  nieustające.  Z  rzadka  przewinie  się  jakaś  znajoma
wesoła melodia.

Kiedy drzwi małego pomieszczenia zamykają się, do nienarodzonego jeszcze Pana
Cogito dołączają dwie kobiece postacie. Muzy? Skojarzenie przywodzi mi na myśl ich
strój. Są bowiem ubrane w białe togi na wzór tych noszonych w starożytnej Grecji. 
Jedna z nich okaże się być  oskarżycielką, druga obrończynią. 

Spektakl zaczyna się pięknym tekstem, ”Matka”.

Upadł z jej kolan jak kłębek włóczki.  Rozwijał się w pośpiechu i uciekał na oślep. (…)
Toczył się po ostrych pochyłościach, czasem piął się pod górę. Przychodził splątany i
milczał. (…)

Coś, co daje się szybko zauważyć i przyznam sprawia, że oddycham z ulgą, to fakt, że
osoby biorące udział  w spektaklu stronią od wysokich tonów deklamacji.  Poezja
Herberta najlepiej brzmi, kiedy jest mówiona, nie deklamowana. Nigdy nie miałam
co do  tego  wątpliwości.  Widać,  że  aktorki  świetnie  zdają  sobie  z  tego  sprawę.
Kolejne wiersze, czy ich fragmenty to po prostu wypowiedzi, wypowiedzi w imieniu
Pana Cogito, podczas gdy on sam pozostaje niemy prawie do końca inscenizacji.



„Proces Pana Cogito”, Teatr Nasz, Chicago 2022, Gosia Duch jako Muza-Obrończyni,
fot. Dariusz Lachowski
Po chwili, towarzyszymy Panu Cogito w narodzinach. Wychodzi z łona matki. Muzy
stopniowo uwalniają go z owijającej folii.  Asystują, ale i ciągle oceniają.

Lewa noga normalna

rzekłbyś optymistyczna

trochę przykrótka

chłopięca

w uśmiechach mięśni

z dobrze modelowaną łydką

prawa

pożal się Boże –



(…)

                                               /O dwu nogach Pana Cogito/

W sumie Pan Cogito jest  bezbronny w rękach swoich muz,  czy może w rękach
losu? To one kierują jego poczynaniami.  W pewnym momencie,  główny bohater,
który długi czas pozostaje w pozycji  skulonej,  trzymając w ramionach trudny do
rozpoznania przedmiot,  zostaje  poddany operacji.  Muzy rozciągają jego ciało  na
wprost na stole. Oskarżycielka, zaczyna powoli wycinać część po części, organ po
organie z jego nieruchomego ciała. Rozkłada Pana Cogito na czynniki pierwsze?
Chce zobaczyć co w nim siedzi? Z wyciąganych kawałków mięsa spływa krew. 

…bardzo długo utrzymywało się przekonanie

że człowiek nosi w sobie

spory rezerwuar krwi

pękatą beczułkę

dwadzieścia parę litrów-

bagatela

stąd można zrozumieć

wylewne opisy bitew

pola czerwone jak koral

wartkie strumienie posoki

niebo które powtarza

nikczemne hekatomby…

                                                         /Pan Cogito myśli o krwi/



Krople krwi zawieszają się na pozostałościach folii. Scena robi mocne wrażenie.

„Proces Pana Cogito”, Teatr Nasz, Chicago 2022, fot. Dariusz Lachowski
Według wielu literaturoznawców, tomik “Pan Cogito” stanowi apogeum twórczości
Herberta. Posługując się tzw. liryką roli, poeta stworzył postać człowieka myślącego,
który przygląda się otaczającej go rzeczywistości, dziwi się jej i ją ocenia. Tak jak i
my próbuje odnaleźć się w sytuacji, w swojej rzeczywistości.  Daleko mu jednak do
ideału, do bycia bohaterem. Jest zdecydowanie jednym z nas.

W domu zawsze bezpiecznie

Ale zaraz za progiem

Gdy rankiem Pan Cogito

Wychodzi na spacer



Napotyka – przepaść

Nie jest to przepaść Pascala

Nie jest to przepaść Dostojewskiego

Jest to przepaść na miarę Pana Cogito

(…)

                                                                  /Przepaść Pana Cogito/

Liryka roli, pozwala poecie na większy dystans do wypowiedzi Pana Cogito, z którym
jak sam poeta podkreślał, nie zawsze się zgadza. To nie do końca autorskie alter
ego. Oceniając Pana Cogito, autor ocenia i nas w naszych codziennych poczynaniach
i rozważaniach.

Na pierwszej stronie

Meldunki o zabiciu 120 żołnierzy

Wojna trwała długo

Można się przyzwyczaić

Tuż obok doniesienie

O sensacyjnej zbrodni

Z portretem mordercy

Oko Pana Cogito

Przesuwa się obojętnie

Po żołnierskiej hekatombie

Aby zagłębić się z lubością



W opis codziennej makabry…

                                                                  /Pan Cogito czyta gazetę/

W momencie kiedy padają pierwsze słowa tego wiersza, zostaje włączony, stojący w
rogu telewizor. Na jego ekranie pojawiają się sceny z obozów koncentracyjnych,
sceny molestowania kobiet, sceny erotyczne. Czarno-białe obrazy przykuwają uwagę
i wpijają się w naszą świadomość. Tymczasem z ust oskarżycielki słychać:

         …w mieście wybuchła epidemia

         instynktu samozachowawczego

         świątynię wolności

         zamieniono na pchli targ

senat obraduje nad tym

jak nie być senatem

obywatele

nie chcą się bronić

uczęszczają na przyspieszone kursy

padania na kolana

                                                         /Pan Cogito o postawie wyprostowanej/

Kiedy ukształtowany przez życie Pan Cogito stanie przed nami jest niemal nagi, jego
okrycie  to  przewiązana  przez  biodra  biała  Chrystusowa  przepaska.   Ta  nagość
sprawia,  że  i  widz  czuje  się  odsłonięty,  odarty  z  pancerza  powierzchowności,
bezbronny, wyczulony na każde słowo. Widmo Śmierci nie przestaje asystować. I
choć w pewnym momencie Pan Cogito i muzy dają się ponieść krótkiej skocznej
melodii, trwa to bardzo krótko.  Po chwili znów pobrzemiewają urywane tony i jej



wzdychania. Cierpliwie czeka na swój moment.

„Proces Pana Cogito”, Teatr Nasz, Chicago 2022, Gosia Duch jako Muza-Obrończyni,
Aldona Olchowska jako Muza-Oskarżycielka i Andrzej Krukowski jako Pan Cogito,
fot. Dariusz Lachowski
Spektakl kończy, “Przesłanie Pana Cogito”. Dopiero teraz słyszymy głos głównego
bohatera. To piękny przekaz w wykonaniu Krukowskiego.  Każde słowo wyważone,
każde słowo przemyślane. To poruszające wykonanie. 

…idź wyprostowany wśród tych co na kolanach

wśród odwróconych plecami i obalonych w proch (…)

strzeż się jednak dumy niepotrzebnej

oglądaj w lustrze swą błazeńską twarz

powtarzaj: zostałem powołany – czyż nie było lepszych



bądź wierny – idź

                                      /Przesłanie Pana Cogito/

***

Kameralne spektakle od zawsze były moimi ulubionymi.  W czasie takich inscenizacji
łatwiej  jest  widzowi  wejść  w  zaczarowany  krąg  iluzji,  którą  na  scenie  tworzą
aktorzy. Widz przestaje być widzem, staje się jednym z elementów przedstawienia,
współtworzy inscenizację. Tak było i tym razem. 

Po  spektaklu  mogę  porozmawiać  z  jego  twórcami,  Andrzejem  Krukowskim  –
tytułowym Panem Cogito i reżyserem spektaklu, Aldoną Olchowską – Oskarżycielką,
Gosią Duch – Obrończynią oraz wiolonczelistką – Lilianną Zofią Wośko.

Kiedy  pytam  Andrzeja  Krukowskiego,  dlaczego  musieliśmy  tyle  czekać  na
inscenizację  poezji  Herberta,  odpowiada:

Ten  spektakl  dojrzewał  we  mnie  bardzo  długo.  Wiele  osób  zaczęło  się  już
niecierpliwić.  Długo  też  szukałem  odpowiedniego  miejsca  na  jego  wystawienie.  

Skąd wziął się pomysł na proces Pana Cogito? Tym razem pytanie kieruję do Aldony
Olchowskiej.

Proces narzucił nam się sam – odpowiada Aldona. – W trakcie zagłębiania się w
poezję Herberta jak i bliższego zapoznawania się z nim jako człowiekiem, stało się
jasne,  że  postrzegamy poetę  odmiennie.  Ja  widziałam rozdźwięk  pomiędzy  jego
poezją, tym co głosił, a jego zachowaniami jako człowieka. Gosia go broniła. Tak
więc pod tym kątem zaczęłyśmy dobierać wiersze.

Komplementując Gosię Duch za jej wykonanie wiersza „Pan Cogito czyta gazetę”, w
odpowiedzi słyszę”

Wiesz, to był świadomy wysiłek, aby mówić normalnie, opowiadać, relacjonować, a
nie deklamować.

Kiedy pytam o niekonwencjonalne rozwiązania, Krukowski stwierdza stanowczo



–  Każdy  element  spektaklu  ma  swoje  uzasadnienie  w  twórczości  lub  życiu
Herberta.  – Zamyśla się na chwilę i dorzuca – Niezwykłym doświadczeniem było
słuchanie jego poezji z zamkniętymi oczami. To zupełnie inny odbiór. Niesamowite
piękno słów.

Na koniec pytam czy opłaca im się robić spektakl dla takiej garstki osób. Uśmiech
pojawia się na twarzy dyrektora Teatru Nasz – Ja to musiałem zrobić. To nie była
kwestia opłacalności. Ten spektakl śnił mi się po nocach.

Andrzej Krukowski to pasjonat. Jego pasją jest teatr. Daje się to łatwo zauważyć w
każdej  przeprowadzonej  z  nim  rozmowie.   Mam  zresztą  to  samo  wrażenie
rozmawiając z członkami jego trupy.  Dla tych ludzi opcja życia oparta na schemacie
“praca-dom-praca” nie wchodzi w rachubę.  Cały czas coś planują, tworzą, próbują i
wystawiają.  I  całe  szczęście,  bo  my,  widzowie,  spragnieni  polskich  wrażeń
teatralnych  na  obczyźnie,  z  wdzięcznością  korzystamy.



Plakat  do spektaklu „Proces Pana Cogito”,  Teatr  Nasz,  reż.  Andrzej  Krukowski,
Chicago 2022, projekt plakatu: Voytek Glinkowski
*

Zobacz też:

„Bal w operze” Juliana Tuwima wystawiony przez Teatr Nasz w Chicago

“Kwartet dla czterech aktorów” wystawiony przez TEATR NASZ z Chicago

III Kongres Teatru Polskiego w Chicago
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„Duch  Atlantydy”  Jarosława
Abramowa-Newerlego jako odtrutka
na stereotypy

Jaroslaw Abramow Newerly  w swoim mieszkaniu,  16.05.2007 r.,  Warszawa,  fot.
Wlodzimierz Wasyluk
Ewa Bagłaj (Polska)

O polskich akcentach w teatrze kanadyjskim pisał w 1987 r. Adam Tomaszewski
(Adam Tomaszewski, Ze sceny i estrady, Toronto 1987). Długo jednak nie powstał
dramat w języku polskim, dający obraz Kraju Klonowego Liścia z perspektywy naszej
emigracji. Dopiero Duch Atlantydy (1994) Jarosława Abramowa-Newerlego zapełnił
tę lukę.
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„Dlaczego tak późno? Odpowiedź najprostsza z możliwych: zabrakło talentów i gdyby
przypadek  sprowadził  Gombrowicza  nie  do  Argentyny,  do  Buenos  Aires,  ale  do
Toronto, Montrealu czy Ottawy wynik może byłby podobny. „Gdybanie” takie ma
jednak tę wadę, że właśnie pomija specyfikę miejsca i okoliczności, w jakich przyszło
tu  żyć  Polakom,  pisarzom  polskim,  których  na  gruncie  kanadyjskim  spotkała
przygoda trudno porównywalna z losem innych emigrantów. Nie jest sprawą tylko
talentu,  choć  z  pewnością  jest  to  czynnik  niebagatelny,  ale  przede  wszystkim
biografii, że szansa jaką dla twórczości stanowił kraj wielokulturowy, kraj dialogu,
ojczyzna „dożywotnich emigrantów”, wedle dowcipnego określenia Marka Kusiby,
otworzyła  się  tak  późno.  Ale  jednak  się  otworzyła”.  (Jerzy  Święch,  Pomyślane
przelotem…, s. 36).

Co  ciekawe,  wątek  kanadyjski  pojawił  się  w  twórczości  Jarosława  Abramowa-
Newerlego na długo wcześniej, nim pisarz zaczął myśleć o emigracji. Dwadzieścia lat
przed  swoim  wyjazdem  w  sztuce  pt.  Derby  w  pałacu  wyrzuconemu  ze  swej
posiadłości hrabiemu Dembopolskiemu kazał osiedlić się w stolicy prowincji Ontario.

Pamiętam, jak błądziłem palcem po mapie Kanady,  w której  nigdy nie byłem,
wahając się między paroma miastami. Najpierw chciałem dać Winnipeg, ale w
końcu zwyciężyło Toronto dzięki dźwięczniejszej nazwie (…) później (…) właśnie w
tym Toronto wylądowałem. I tak jak mój hrabia w Derbach w pałacu poznałem los
emigranta. (Jarosław Abramow-Newerly, „Granica sokoła…”, s. 13).

Los ten poznał nie tylko z autopsji. Bowiem materiał dla sztuki odnalazł on, podobnie
jak  w  omawianych  wcześniej  książkach  Kładka  przez  Atlantyk  i  Pan  Zdzich  w
Kanadzie, pośród „samych swoich”. Akcja rozgrywa się w polskiej dzielnicy Toronto,
na ulicy Roncesvalles, którą mieszkańcy nazywają żartobliwie Rączymi Wałami lub
Rączą Wólką.

Na każdego z moich bohaterów składa się co najmniej kilkanaście prototypów-
autentyków,  których  kiedyś  spotkałem.  Oczywiście  wszystkich  odpowiednio
przemieszałem,  z  każdego  coś  biorąc,  z  siebie  również.  Musiałem spędzić  w
Kanadzie osiem lat, wiele samemu zrozumieć, zobaczyć i poznać, aby ten inny
świat  opisać.  (…)  Podobnie  jak  w  moich  kanadyjskich  opowieściach  o  panu
Zdzichu,  starałem  się  zachować  wierność  faktom.  Wprowadziłem  wiele



autentycznych  nazw  i  nazwisk  (…).  (Tamże).

Bohaterowie to ludzie różnych narodowości. Większość reprezentuje Polonię, ale jest
też Włoch, Indianin, Chińczyk, Żyd i Ukrainiec.

Chcąc  przedstawić  barwną  mozaikę,  jaką  jest  to  miasto,  kazałem  niektórym
postaciom mówić w ich ojczystym języku, licząc, że taka »chińszczyzna« wytrzyma
próbę sceny. Teatr to nie tylko słowo, ale również gest, dźwięk, rekwizyt, obraz –
wszystko to, co tworzy magię sceny. (Tamże).

O tym,  jak  wielką wagę przywiązuje  autor  do scenografii  świadczą zaskakujące
rekwizyty w poprzednich jego sztukach – konie w pałacu, kukły na dworcu, namiot w
łaźni, szpital w ogrodzie czy ogromna szafa zamiast drzwi.

Taka sceneria potrzebna mi była nie dla absurdu zawieszonego w uniwersalnej
próżni, ale dla stężenia rzeczywistości. Niecodziennym podkreślałem codzienność.
(Tamże).

Odpowiednikiem szafy, z której w Klik-klaku wyłaniają się kolejni mężowie Kornelii
jest w Duchu Atlantydy dawna „buczernia” (sklep mięsny, ang. butcher – rzeźnik), a
potem magazyn, który bohaterowie przerabiają na Wielokulturowe Centrum Sztuki
„Remstar”.  Przygotowania  do  hucznego  otwarcia  są  okazją  do  spotkań
przedstawicieli starej i nowej emigracji zaangażowanych w przedsięwzięcie, którego
celem jest „promieniować na inne mniejszości, z których składa się Kanada”. (Tamże,
s. 14).

Kontakty między nimi stają się „smutną komedią omyłek, wzajemnym licytowaniem
się w cierpieniach i jakże marnych radościach, klęskach i sukcesach” (Jerzy Święch,
op.  cit,  s.  35),  co ma odzwierciedlać stosunki  panujące w społeczności  Rączych
Wałów. Abramow-Newerly nieustannie, choć jak gdyby mimochodem porównuje te
dwie emigracje: wcześniejszą prawdziwą, bo „z ducha” z tą ostatnią, która jest nią
tylko z nazwy. Młodych łączy wspólna cecha – sprowadziła ich do Kraju Klonowego
Liścia wizja Eldorado, chęć zrobienia błyskotliwej kariery na tej ziemi obiecanej. Od
nowa powtarzają lekcję, którą starsze pokolenie ma już za sobą. Jak każda kolejna



fala emigracji muszą zdobyć doświadczenie na własnej skórze. Pytanie tylko, o co ci
nowi,  liczący  przede  wszystkim  na  życiowy  fart,  wzbogacą  dorobek  swych
poprzedników?  Bowiem  w  ocenie  tych  ostatnich  wyglądają  raczej  blado:

„Te nowe po SOLIDARITY na łatwy chleb idą. Nie chce im się tyrać jak nam (…)
Chytre są” (Jarosław Abramow-Newerly,  Duch Atlantydy..,  s.  1)  –  to głos Józefa
Rydla.  (Skojarzenie  z  dramatem  Wyspiańskiego  nie  jest  przypadkowe.  Duch
Atlantydy,  wzorem innych sztuk Abramowa-Newerlego, odsyła do klasyki  dawnej
(Dziady, Wesele) oraz nowszej (Miazga, Transatlantyk, Ślub).

Należy on do trzeciego pokolenia osadników; jego pradziad karczował kanadyjską
puszczę.  Weteran bitwy pod Monte  Cassino,  ciężką pracą doszedł  do  obecnego
majątku – jest właścicielem sieci sklepów wędliniarskich „Baca Delicatesssen”. Zna
cenę, jaką trzeba zapłacić za powodzenie w życiu i ma prawo czuć się pełnoprawnym
obywatelem wielokulturowej, zasobnej Kanady, która takim jak on zawdzięcza swoje
dzisiejsze  oblicze.  Do  Rydla  należy  lokal,  w  którym ma  powstać  galeria  sztuki
nowoczesnej.  Wynajmuje go polonijnym artystom nieodpłatnie,  kierowany żywym
sentymentem do kraju przodków. „Remstar Center” ma pomóc uganiającym się za
pracą i zyskiem rodakom odzyskać równowagę między przyziemnymi interesami a
duchowością:

(…) musimy to zrobić dla siebie, żeby do reszty nie zbaranieć. (…) Pytasz, kto
przyjdzie. My. My przyjdziemy. Do siebie. Wrócimy do normy, oderwiemy się od
posadki-posadzki (…) za młotek i przerabiamy tę kiełbasiarnię. To nasza ostatnia
szansa. (Tamże, s. 11).

W ten sposób główny inicjator przedsięwzięcia, artysta plastyk Rem, przypomina
Kubie, „lingwiście-komparatyście”, jakie ideały przywiodły ich wszystkich do Kanady.
To  pragnienie  odnalezienia  własnego  raju  pchnęło  ich  za  ocean.  Dla  doktora
lingwistyki porównawczej jest nim „własna wieża Babel. Wszystkie języki świata”,
które studiuje… w chwilach wolnych od pracy przy czyszczeniu szpitalnych podłóg.
W Polsce nic nie stało na przeszkodzie rozwojowi jego kariery naukowej, zarabiał
dodatkowo  jako  autor  tekstów  popularnych  piosenek.  Nie  wyjechał  więc  z
konieczności  czy  istotnej  potrzeby,  jak  czynili  to  wcześniej  uchodźcy  polityczni.
Raczej „ucieka od siebie, chce spalić mosty nie z krajem, lecz z ludźmi, z którymi nie



potrafił żyć dalej”. (Jerzy Święch, op. cit, s. 35).

Teorie,  którymi  uzasadnia  swoją  emigrację,  pokazują  go  jako  ofiarę  własnych
złudzeń.  Kiedy  otwiera  się  przed  Julią,  młodą  aktorką  o  wysokich  aspiracjach
zawodowych, mówi o swej wierze w „Remstar” i Remigiusza. Chce, by to centrum
odegrało w Kanadzie podobną rolę jak „Kultura” Giedroycia w Europie Zachodniej.

Daję mu szansę. Nawet w tym sklepie. Jeśli nie wielokulturowość i przenikanie, to
co? (…) Rzeź? Kolejna jatka? Kocioł bałkański już wrze. (Duch Atlantydy, s. 35).

Dziewczyna jednak domyśla się prawdy, z której on sam może nie do końca zdaje
sobie sprawę:

Albo zwiałeś od siebie, albo od żony i udajesz błędnego rycerza. Nowego Don
Kichota.  Wymachujesz  „Kulturą”  i  wpierasz  we  mnie,  że  ty  to  oni.  Rżniesz
dziedzica.  Oni  mieli  swój  cel,  a  ty  słowniczek,  wieżę  Babel.  NO,  MY DEAR.
AMERICAN DREAM cię zżera. Ja chcę być gwiazdą, ty nią byłeś, ale liczysz na
więcej,  a  Remstar  buduje kosmodrom i  właśnie  ma zamiar  odpalić.  Taka jest
prawda. Nieco upierdliwa, ale uczciwa. Innej nie ma. (Tamże, s. 40).

Julia  wie  o  tym,  bo  sama  –  mając  w  Polsce  angaż  w  najlepszym  teatrze  –
zaryzykowała próbę wybicia się za oceanem. Tymczasem kariera gwiazdy filmowej, o
jakiej marzy, oddala się coraz bardziej. Póki co, utalentowana artystka zarabia w
reklamówkach, wbita w kostium gąski z wielkim brzuchem-atrapą.  Skromna klitka,
którą  wynajmuje  przy  dawnej  „buczerni”  też  ma  się  nijak  do  amerykańskich
standardów. Dlatego Julia nie chodzi na przedstawienia do Jane Mailet Theatre –
teatru  w  centrum  Toronto,  wynajmowanego  na  gościnne  występy  bardziej
reprezentacyjnych  zespołów  przyjeżdżających  z  Polski.

Rozleciałabym  się.  A  i  przed  kolegami  wstyd.  Julia.  (gest  fruwania)  Nie  z
Szekspira. APARTMENT też niezbyt. Jak na Kanadę. (Tamże, s. 47).

Swój  „amerykański  sen”  od  dawna  próbuje  realizować  Remigiusz,  a  zakładana
galeria ma pomóc mu wreszcie zabłysnąć. Przecież po to tu przyjechał.



Muszę być naj, naj. Wspiąć się na sam szczyt. (Tamże, s. 20).

W  nieustannych  sprzeczkach  z  żoną,  której  w  nowej  ojczyźnie  powodzi  się
znakomicie, odkąd uzyskała doktorat i otworzyła prywatny gabinet stomatologiczny,
wypływa ten sam problem. Ona zarzuca mu, że nie umie przestawić się na rodzaj
twórczości, który tu się podoba. Dlatego zamiast błyszczeć, od dziesięciu lat jest na
dnie. On wzbrania się przed pójściem na komercję, zarzuca Tamarze zaślepienie
dolarami:

Ona tylko tym mierzy wielkość. (gest liczenia pieniędzy) Byle się sprzedawało. A ja
nie chcę! Nie zrobisz ze mnie straganiarza! (Tamże, s. 21).

 Tamara interpretuje jego rozgoryczenie po swojemu. Odcina się:

A widzisz, jak to miło. Być dodatkiem. Teraz ty jesteś mężem dentystki. Role się
odwróciły na tym kontynencie. (Tamże, s. 18).

Skarży się Kubie:

On mógł mieć w pracowni modelki, a ja nie mogę mieć w OFISIE nawet kolegi od
leczenia przewodowego, bo już krzyk! Taki ścisły nadzór był dobry w PRL, ale nie
tu! Tu wolny kraj, kochany! Kobiety są INDEPENDENT. (Tamże).

W rozmowach większość z kilkunastu (aż) postaci dramatu obnaża pustkę, z którą
sobie  nie  radzi.  Obiecująca  z  polskiej  perspektywy  Kanada,  po  drugiej  stronie
Atlantyku  okazała  się  trudnym wyzwaniem.  Testem na  wytrzymałość  w nowych
warunkach życia:

Kanada to  sprawdzian.  Nikogo nie  obchodzi,  kim byłeś.  Tu  jesteś  nikim.  (…)
Musisz zmartwychwstać. Urodzić się po czasie. (Tamże, s. 10).

Szukając swego miejsca w Kraju Klonowego Liścia, bohaterowie przymierzają się
wciąż do nowych ról. Powiada Kuba:



Wszyscy jesteśmy kameleony. Nie wiemy, w jaką skórę wejść. (Tamże, s. 51).

A reprezentacyjna, zawsze modnie ubrana i uczesana Tamara, stwierdza:

Tu bez formy ani rusz. CHEESE (szczerzy zęby w uśmiechu) To ułatwia życie.
(Tamże, s. 25).

Ten obowiązkowy good looking, którego esencją jest wieczny uśmiech jak gdyby
przyklejony do ust, choć wymaga nieustannej czujności, bardzo ułatwia życie. „Nikt
duszy nie wybebesza”. (Tamże, s. 51).

Tymczasem  każdy  z  bohaterów  nosi  w  sobie  jakąś  tajemnicę.  Za  fasadą
samozadowolenia  kryją  się  w  ich  duszach  upiory  przeszłości.  Przechowane  w
pamięci, przewieźli je wbrew własnej woli na drugi brzeg oceanu. Bo nie da się uciec
od samego siebie. Przekonują się o tym w noc Halloween, kiedy to – paradoksalnie –
zostaną zmuszeni do zrzucenia masek. Wyzwolone z ich wnętrza upiory zmienią te
niby  Zaduszki  w torontońskie  Dziady  i  Wesele  zarazem.  Lady  Simpson,  główna
fundatorka  Centrum  Kultury,  zaproszona  na  happening  z  okazji  jego  otwarcia,
nieoczekiwanie odkrywa przed Kubą twarz jego dawnej kochanki z Polski,  Róży.
Okazuje się,  że nie udało mu się spalić  za sobą mostów. Dawna „dziewczyna z
majowym bzem”, jak określił ją w słowach piosenki, również wyjechała za granicę.
By zapomnieć o aborcji, do której niegdyś ją nakłonił. O tym, że Kuba mieszka w
Toronto, dowiedziała się przypadkiem.

Uświadomiłeś mi, że nie da się… (gest odcięcia) Coś zostaje. Nawet jak się wyrwie
z siebie wszystko. Dosłownie i w przenośni. (…) Zrozumiałam, że coś zostało. Nie
pomogły oceany i kontynenty. (Tamże, s. 110).

Wszystko bowiem się na tym świecie łączy. Dokładnie tak, jak w przygotowanym na
otwarcie  show,  gdzie  w  odrealnionym  chocholim  korowodzie  podążają:  Ksiądz,
Młoda Para, mężczyzna z wózkiem dziecięcym i Sekretarz z Szoferem niosący na
barkach trumnę. Marsz weselny miesza się z pogrzebowym, a bohaterowie spektaklu
skandują w różnych językach: „Zaślubiny! Narodziny! Śmierć!”



Tytuł dramatu autor świadomie skojarzył z duchem Jałty, do czego przyznaje się w
Słowie od autora:

Zauważyłem,  że  wciąż  się  snuje  dopadając  nas  w  różnych  miejscach.  Mnie
nawiedzał i w Toronto i w San Diego. Tutaj, na tym kontynencie zrozumiałem, że
nigdy się od niego nie uwolnię.

Rozumie to również Kuba, któremu ukazał się najpierw duch Stalina, a potem Stalina
z Churchilem. Obaj palili fajki i z uśmiechem „trzymali się przyjaźnie za ręce”.

Gdzie Rzym, gdzie Krym, gdzie Toronto, a duch straszy. I Atlantyk nie pomógł. (…)

Bo wszystko się wiąże, o, tak! (splata ręce jak haki) Tak, rozumiesz? Nawet jak
nam się zdaje, że dawno pogrzebane na dnie oceanu (podchodzi do pnia i uderza
siekierą). Tylko w rzeźni można coś odciąć. Na amen. W życiu tak nie ma. Niestety.
(Tamże, s. 95 i 146).

Słucha  tego  Julia,  która  później  zrywa  męczący  i  nie  dający  jej  poczucia
bezpieczeństwa związek z żonatym Carlem, reżyserem reklamówek. Decyduje się
wracać do Polski. Bo Kanada nie zapewni nikomu tego, czego nie potrafi on osiągnąć
we własnym kraju, nie wyleczy z kompleksów ani nie rozwiąże zaległych problemów.

Duch Atlantydy,  podobnie jak dramat Wyspiańskiego,  kończy się patem. W dniu
uroczystego  otwarcia  centrum,  dopracowanego  w  najdrobniejszych  szczegółach,
organizatorzy uświadamiają sobie z przerażeniem, że nikt nie przyjdzie, bo… w tym
czasie hokeiści grają o mistrzostwo Kanady.

Okazuje się,  że tylko tradycję kiszonych ogórków i  kiełbasy da się  zachować.
Trzeba będzie znów otwierać BUCZERNIĘ – stwierdza z rezygnacją Kuba. (Tamże,
s. 152).

Sytuacja wraca więc do punktu wyjścia. Ale czy na pewno nic się nie zmieniło? „My
przyjdziemy.  Do  siebie”  –  obiecywał  Rem.  A  teraz  Rydel,  któremu do  tej  pory
posługiwanie się mową ojców przysparzało wiele trudności, poprawia językoznawcę
nieskazitelną polszczyzną:



Sklep mięsny, chciał pan powiedzieć. Wędliniarnię. Po polsku „Delikatesy Baca”.
(Tamże).

Dzieło  Jarosława  Abramowa-Newerlego  to  odtrutka  na  stereotypy.  Choć
umieszczenie  akcji  w  konkretnym  zakątku  Toronto  sugestywnie  oddaje  koloryt
lokalny miejsca, nie obraz dzielnicy jest tu celem numer jeden. Sceneria kanadyjskiej
metropolii  pomaga uzyskać prawdę i realizm przedstawionego świata. Tak jak w
innych  swoich  utworach,  wzorem  Wańkowicza  pisarz  stawia  w  centrum
zainteresowania to, co polskie. Wartość Ducha Atlantydy tkwi przede wszystkim, jak
zauważa Jerzy Święch, w kataraktycznej funkcji, która polega na „wyzwoleniu się z
okowów polskości, jak – sit comparare licet – w Transatlantyku Gombrowicza”. (Jerzy
Święch, op. cit, s. 36).



___________

Jarosław  Abramow-Newerly,  Duch  Atlantydy,  sztuka  w  dwóch  częściach,  Teatr
Polskiego Radia,  premiera 28 października 2005 r.,  reż Waldemar Modestowicz,
wystąpili m.in. Zbigniew Zamachowski i Wiesław Michnikowski.

https://www.cultureave.com/duch-atlantydy-jaroslawa-abramowa-newerlego-jako-odtrutka-na-stereotypy/duch1/


Portret  z  kobietami,  czyli  Paweł
Edmund Strzelecki żywy.
Anna Habryn „Portret z kobietami” – sztuka teatralna o polskim podróżniku,
geologu i geografie, eksploratorze Australii, Pawle Edmundzie Strzeleckim,
zmarłym w 1873 roku w Londynie. Sztuka została wystawiona przez teatr
Scena 98 z Perth,

Na podstawie sztuki powstało słuchowisko radiowe p.t. „Dałeś mi marzenie”
w reżyserii Joanny Borkowskiej-Surucic, przedstawiona przez teatr Fantazja z
Sydney. 

Paweł  Edmund  Strzelecki  (Grzegorz  Niedźwiadek)  i  służący  Stokes  (Wiesław
Wójtowicz)   w  sztuce  Anny  Habryn.

https://www.cultureave.com/portret-z-kobietami-czyli-pawel-edmund-strzelecki-zywy/
https://www.cultureave.com/portret-z-kobietami-czyli-pawel-edmund-strzelecki-zywy/


Leszek Szymański

„Dałeś mi marzenie” to skrócona wersja sztuki Anny Habryn „Portret z kobietami”.
To zsyntetyzowana “biografia” Pawła Edmunda Strzeleckiego, bez wątku związanego
ze współczesną polemiką na temat ważności  zasług Strzeleckiego dla Australii  i
świata.

A właśnie ta kwestia jest motywem dominującym w oryginalnej sztuce Habryn o
Strzeleckim,  intrygująco zatytułowanej „Portret z kobietami”.

Portret Pawła Edmunda Strzeleckiego, to portret człowieka o wielkich ambicjach  i
okrutnie  egoistycznego wobec kobiet  –  orzeka znana australijska  pisarka  Helen
Heney w sztuce Anny Habryn. “Heney” przemawiając ze sceny informuje nas, że
właśnie pisze  opowieść w imieniu porzuconej Adyny  („In a Dark Glass”, 1961,
Angus and Robertson, finansowana przez Australian Literary Fund [sic]). w której
portretuje Pawła Strzeleckiego jako uwodziciela, który oszukał niewinną dziewczynę
Adynę, złamał jej serce i zrujnował życie.

Nie mogę w tym miejscu naśladować naszego znakomitego Boya Żeleńskiego, żeby
dać  pełną  analizę  historycznego  etapu  w  rozwoju  Australii,  kiedy  to”Hrabia”*
Strzelecki przybył do Sydney z Nowej Zelandii. A było to pewnego wietrznego dnia,
w kwietniu  1839 roku.  Przypomnę tylko,  że  Australia  była  w początkowej  fazie
rozwoju politycznego i ekonomicznego. Większość kraju była niezbadana. W czasie
swego stosunkowo krótkiego pobytu w Australii,  Strzelecki  dokonał  niesłychanie
dużo: znaleziska paleologiczne, projekty nawodnienia pól Tasmanii,  odkrycia złóż
rozmaitych  surowców,  „zdobycie”  i  nazwanie  najwyższego  szczytu  w  Australii
imieniem Kościuszki, odkrycie złota, zatajone przez Gubernatora Gippsa i odkrycie
Ziemi,  która do dziś  dnia  nosi  imię tego niewdzięcznika… Naukowe dzieło  P.E.
Strzeleckiego “Physical Description of New South Wales and Vand Diemen’s Land”
było przez wiele lat podstawowym podręcznikiem geologii Australii.

Współcześni nie zaprzeczali osiągnięciom Strzeleckiego, który pozostawił po sobie
jak  najlepsze wrażenie.  Pamięć jego była  szanowana i  uznawana w książkach i
podręcznikach, aż do czasów pani Helen Heney, kiedy to, jeśli posłużymy się słowami
Adyny w sztuce Anny Habryn, czytelnicy Heney uwierzyli  w jej  potwarze wobec
Strzeleckiego i  jego imię zniknęło z podręczników szkolnych oraz strącono go z



pomnikowego piedestału, a Heney w ten tani i niegodny sposób zdobyła nowe piórko
do swego literackiego kapelusika.

Nie  tylko  przeciętni  czytelnicy  uwierzyli  rozmaitym kalumniom i  nie  spostrzegli
opuszczeń, pomyłek historycznych i fałszywych interpretacji, ale dali się przekonać i
zawodowi historycy, których etycznym obowiązkiem było spostrzec błędy Heney**.
Imię Strzeleckiego praktycznie zniknęło z australijskich książek, a co gorsza został
on określony przez czołowego australijskiego historyka jako polski awanturnik.

Strzelecki  był  postacią  dość  zagadkową,  prawie  tajemniczą.  Najpełniej  znanym
okresem jego  życia,  jak  można  sądzić  na  podstawie  znanych  dokumentów,  był
właśnie jego pobyt w Australii. Z tego czasu mamy zachowaną część korespondencji
z Adyną. Listy Strzeleckiego są w Bibliotece Polskiej Akademii Nauk w Krakowie,
listy Adyny zaginęły.

Historia Adyny Turno to romans z 15-
letnią dziewczyną i – jak głosi plotka –
usiłowanie porwania.  Historia dająca
się  porównać  do  historii  innego
Edwarda znanego w historii Australii
(Wakefielda),  który  wylądował  w
więzieniu  za  porwanie  pewnej
dziedziczki  fortuny,  jak  się  dziwnie
składa również piętnastoletniej. Tylko,
że  miłość  Pawła  i  Adyny  nie  miała
podłoża materialnego, bo dziewczyna
była  biedna  niczym  mysz  kościelna.
No i Strzelecki, choć stracił reputację
i  narobi ł  sobie  k łopotów,  n ie
wylądował  w  więzieniu.  Ostatecznie
uzyskał  posadę  administratora
majątków  Księcia  Eustachego
Sapiechy. Po jego śmierci zdobywszy
wystarczające fundusze znalazł się w
Angl i i  i  po  l icznych  i  d ługich



podróżach w Australii, gdzie choć nie zdobył majątku, rozsławił swe imię.

Sztuka Habryn została napisana w 2009 roku i po raz pierwszy wystawiona przez
polską  grupę  teatralną  Scena  98  z  Perth,  która  rok  później  wystąpiła  z  tym
przedstawieniem (w reżyserii Tomasza Bujakowskiego) w konsulacie i ambasadzie
PR oraz w kilku polonijnych klubach w Melbourne i Sydney.

Jest to sztuka niezwykła, w trzech aktach, pełna retrospekcji.  W pewnym sensie
przypomina komedię Luigi Pirandello „Sześć Postaci w poszukiwaniu Autora”.

Habryn  określa  swą  sztukę  jako  niezupełnie  poważną,  mając  chyba  na  myśli
wprowadzenie  piosenek  śpiewanych  przez  głównych  bohaterów.  Te  śpiewane
komentarze spełniają podwójną rolę: służą jako expose dla postaci i są jednocześnie
momentem odprężenia w jednak  poważnej choć nie ponurej atmosferze utworu,
który zaczyna się na łożu śmierci Pawła Strzeleckiego i kończy jego zgonem. Mimo
tego cienia śmierci i braku formalnej fabuły, akcja toczy się wartko, zapewniając
dramatyczne napięcie. Zaskakując czasami.

Dążenie  do  sławy,  chęć  zdobycia  majątku,  obowiązek  wobec  ludzkości,  co  nim
kierowało?  Złożoność   przyczyn  jakie  nadają  kierunek  życia  wielkim  ludziom?
Ostateczny  sens  jaki  usiłujemy nadać  naszej  egzystencji?  Habryn  nie  daje  nam
definitywnej  odpowiedzi,  ba,  nie  wkłada  definitywnej   wypowiedzi  w  usta
Strzeleckiego,  który  do  końca   sztuki  pozostaje  postacią  zagadkową,
wielowymiarową.

Kobiety w portrecie Strzeleckiego to  przede wszystkim Adyna,  dwie późniejsze
znajome: Lady Herbert i Florence Nightingale, a także protagonistka Helen Heney.

Występuje  też  w  sztuce  Lady  Jane  Franklin  mecenaska  kultury  i  nauki,  żona
gubernatora Johna Franklina, sławnego wtedy zdobywcy Arktyki, która opiekowała
się Strzeleckim podczas jego pobytu na Tasmanii. Pojawia się ona też później w
Londynie, informując Strzeleckiego o śmierci jego przyjaciela Johna Franklina. Stali
się na Tasmanii bliskimi przyjaciółmi i Strzelecki nawet chciał objąć komendę statku
wyruszającego na poszukiwanie zagubionego wśród lodów Franklina.

Zainteresowanie sprawą polską słynnej Florence Nightingale  i finansową pomoc dla



ofiar powstania, możemy na pewno przypisać Strzeleckiemu (chociaż o tym w sztuce
nie ma wzmianki).

Autorka zręcznie daje do zrozumienia, że Strzelecki w Londynie znał wpływowe i
znakomite osoby, nie zapomina też o  jego świetnej organizatorskiej i filantropijnej
działalności podczas Irlandzkiego Wielkiego Głodu Ziemniaczanego. Wszystko to bez
obciążania akcji żmudnymi opisami.

Najważniejszą z portretowanych kobiet jest Adyna, która oczywiście wpłynęła na 
życie Strzeleckiego,  i do której miłość, choć wyglądała romantycznie z kwiatkiem z
góry  Kościuszki,  może  ochłodła  pod  wpływem doświadczeń  życiowych  i  upływu
czasu? A może ta 15-letnia Adyna, w której zakochał się 23-letni Paweł istniała tylko
w tym okresie, a później już tylko w jego wyobraźni, a zwłaszcza w listach? I drugiej
Adyny nie mógł znaleźć?

Anna Habryn po spektaklu w rozmowie z
odtwórcą  ro l i  Pawła  Edmunda
Strzeleckiego,  Włodzimierzem



Halladinem.

Bo ostatecznie,  choć  Pawłowi  mogły  grozić  konsekwencje  za  dezercję  z  wojska
pruskiego, prawdopodobnie by mu to wybaczono tak jak i Ludwikowi Leichardtowi.
Tak, że mógłby ryzykować wizytę w Poznańskim. Na tym miejscu warto zauważyć, że
prawie rówieśnik Strzeleckiego Prusak Leichardt, którego osiągnięcia są znacznie
mniejsze  niż  Strzeleckiego,  cieszy  się  pełnym  uznaniem  historyków,  ma  liczne
biografie i stał się bohaterem popularnej powieści Patricka White’a „Voss”.

Nieprzyjemnie licytować się, kto miał większe osiągnięcia i komu należy się wyższe
miejsce na piedestale, ale skoro pani Heney skutecznie ściągnęła naszego bohatera z
cokołu, warto się zastanowić nad nienaruszoną reputacją Leichardta. Ale wracając
do tematu; Adyna bez większych trudności mogła podróżować do Londynu – gdyby
oboje  chcieli,  zamiast  spotykać się  po latach w Szwajcarii,  co  prawda nie  jako
zgrzybiała para, jak ich określił  Zygmunt Nowakowski, ale zdecydowanie już nie
pierwszej młodości.

“Helen”  w  sztuce  „Portret  z  kobietami”  nabiera  życia  i  możemy  współczuć  jej
nieszczęśliwej  miłości  do  polskiego  oficera,  ale  prawdziwej  Heney  nie  da  się
wybaczyć złośliwości wobec Strzeleckiego (nawet jej wzmianka w autorytatywnym
australijskim Słowniku Biograficznym, choć wierna faktograficznie, jest utrzymana w
nieprzychylnym,  lekceważącym  tonie  i  prawdopodobniej  bardziej  skuteczna  dla
umniejszenia  naszego  bohatera  we  współczesnej  historiografii  australijskiej  i
niestety  ogólnym  odbiorze  niż  jej  książka).

Gdy ukazał się paszkwil Helen Heney, nikt nie dał jej odprawy. Wacław Słabczyński,
dyrektor Biblioteki Narodowej, redaktor dzieł Strzeleckiego, autor jego popularnej
biografii – milczał.

Biografia Pawła Edmunda Strzeleckiego pióra Lecha Paszkowskiego, znakomitego
historyka,  autora  epokowego  dzieła  „Polacy  w  Australii  i  Oceanii”,  ukazała  się
dopiero w 1997 roku, i choć rzetelna i głęboka, jest niestety walką z cieniem.

Helen Heney słusznie odeszła w zapomnienie, choć efekt jej kreciej roboty trwa do
dziś dnia. Przeciętny czytelnik biografii „Sir Paul Edmund de Strzelecki”, nie mając
pod ręka „Through the Dark Mirror”, nie orientuje się, z czym Lech Paszkowski



polemizuje i co go tak słusznie oburza. No i zwykle brak temu czytelnikowi głębszej
wiedzy historycznej, by osądzić, kto miał rację.

Zespół teatru Scena 98 z Perth po spektaklu „Portret z kobietami”, 2011 r., fot. Anna
Habryn.

Natomiast sztuka Habryn dociera skutecznie do widza i czytelnika, nadając życie
cieniom i docierając tam, gdzie uczone dzieła nie dotrą. I powinna być udostępniona
nie tylko Polonii, lecz i widzom w Polsce.

Poza  wszelkimi  innymi  zaletami,  których  nie  można  przecenić,  jak  intuicja
historyczna i literacka, plastyczność postaci, ich realizm uchwycony pociągnięciem
piórka, humorem, jędrnym językiem, sztuka jest dostosowana do poziomu odbiorcy,
dając mu podstawowe wiadomości i jednak coś do myślenia, każąc się zastanowić,
kim był  właściwie  nasz  bohater  i  co  chciał  osiągnąć  w życiu.  I  zarazem dając
znacznie  więcej  dyskusyjnego  materiału  widzom o  głębokiej  znajomości  historii
Australii i Anglii.

 _____________________

* Strzelecki nie używał tytułu hrabiowskiego, ale nie protestował. Otwierało mu to
wiele drzwi.



**  Niżej  podpisany  w  owym okresie  wiedział  zbyt  mało  o  P.E.  Strzeleckim  by
zabierać głos. Lech Paszkowski był również stosunkowo mało znany, ale Wacław
Słabczyński i Jerzy Zubrzycki byli postaciami znanymi międzynarodowo.

*** Pesymistycznie zakładam, że tym czytelnikiem jest osoba polskiego pochodzenia,
gdyż książka Lecha Paszkowskiego nie jest skierowana do anglosaskiego odbiorcy.

 ______________

Leszek Szymanski   (historyk,  pisarz polsko/australijskii,  m.in.  autor “Kazimierz
Pulaski in America, a monograph”), postać znana z historii literatury polskiej jako
założyciel  i  pierwszy  redaktor  niezależnego  czasopisma  literackiego
„Współczesność”, były współpracownik „Wiadomości Polskich” i radia SBS w Sydney
oraz pism w Anglii i USA,  mieszka obecnie w Kalifornii.

 Anna Habryn, pisząca po polsku i angielsku autorka powieści „Miłość po szkocku”
(drukowanej w odcinkach „Liście oceanicznym – dodatku kulturalnym „Gazety” w
Toronto oraz na stronie Culture Avenue), pięciu tomików wierszy i sześciu sztuk
teatralnych, mieszka w Perth, WA.

zobacz też: http://mtkosciuszko.org.au


