
„Czasu bramy”
Poetycki traktat Zbigniewa Mirosławskiego o trwaniu, przemijaniu i
nieśmiertelności słowa
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Z twórczością Zbigniewa Mirosławskiego obcuję od wielu lat.
Posiadam kilka jego tomików i z każdym kolejnym sięgnięciem do
tych kart czuję się zaproszony nie tylko do świata poety, ale
także do świata bardziej uważnego istnienia. Gdy zapoznałem się
ze zbiorem, towarzyszył mi pewien rodzaj wewnętrznego drżenia
— czy zdołam sprostać głębi, skupieniu i duchowej ciszy, którą
niesie ta poezja? Lecz to właśnie ona, ta książka, otworzyła mnie
na coś więcej niż lekturę. Dlatego z dużym szacunkiem, ale i z
osobistym zaangażowaniem podjąłem się napisania recenzji.

Zbigniew Mirosławski w tomiku „Czasu bramy” tworzy nie tyle
zbiór liryków, co wielowarstwowy traktat egzystencjalny –
zapisany nie atramentem, lecz pamięcią, czułością i nieustającym
dialogiem z tym, co było, co trwa i co dopiero przyjdzie. To
poezja, która otwiera drzwi: do przeszłości i do nieskończoności
– w przestrzeni historycznej, duchowej i osobistej.

To, co od razu uderza, to świadomość istnienia jako zadania.
Mirosławski nie ucieka w konstrukcję podmiotu lirycznego
oderwanego od rzeczywistości – wręcz przeciwnie, ugruntowuje
się w konkretnym miejscu i czasie. A jednak jego głos
wybrzmiewa jakby z innej epoki – zanurzony w refleksji,



pozbawiony pośpiechu, a jednocześnie przesycony pilnością
mówienia o tym, co znika. Autor nie afiszuje się z osobistą
tragedią czy manifestem – raczej wyciąga dłoń w stronę
czytelnika, jakby mówił: zobacz, to wszystko było i wciąż jest.

Już w pierwszym wierszu, otwierającym zbiór, odnajdujemy jego
duchowy portret:

Nasz dom wyrasta szumem traw, jego ściany to fale rozkołysane
w nurcie rzeki oszalałej. […] uciekamy pomilczeć w szczere pola.

Nie chodzi tu tylko o opis rzeczywistości – raczej o sposób bycia
w świecie, który opiera się na kontemplacji, czułości i przeczuciu
obecności „czegoś więcej”. Ten wiersz wprowadza podstawowy
temat zbioru – dom, jako symbol wspólnoty i metafizyki. Dom to
nie ściany, lecz pamięć, relacja i coś, co przetrwa nawet, jeśli
zniknie z powierzchni ziemi.

Struktura zbioru „Czasu bramy” układa się jak mapa wspomnień
i miejsc świętych: Kraków, Uniwersytet Jagielloński, dom
rodzinny, wojskowe wspomnienia, Nowa Huta – wszystko to
splecione nie chronologią, lecz wewnętrzną logiką
doświadczenia. Wiersze nie są tylko rejestrami przeżyć – są
opowieściami z innego wymiaru, w którym czas nie biegnie
liniowo. Daty – jak Maj 1926 czy 13 grudnia 1981 – nie są tu
faktami historycznymi, lecz znakami bram, przez które



przechodzi pamięć. Tomik ułożony jest jak liturgia wspomnień.
Dedykacje, rozmowy z postaciami z przeszłości, listy – wszystko
to buduje spójną narrację duchową.

Nie sposób nie zauważyć, jak ważną rolę w całym tomie odgrywa
forma – nie tylko treść, ale i sposób jej podania. Znajdziemy tu
zarówno wiersze wolne, jak i klasyczne formy sonetowe.
Obecność przekładów sonetów Szekspira, wykonanych przez
samego poetę, to wyraz nie tylko kunsztu, ale i głębokiego
dialogu z tradycją. Dzięki temu zbiór „Czasu bramy” zyskuje
jeszcze jeden wymiar – pomost pomiędzy współczesnością a
wiecznością poetyckiej formy.

Ważnym, często niedocenianym aspektem tego tomu jest jego
dwujęzyczność. Obecność tłumaczeń na język angielski nie tylko
czyni tę poezję dostępną dla szerszego kręgu odbiorców, ale
także uwypukla jej uniwersalność. Tłumaczenia, przygotowane z
wyczuciem i poszanowaniem oryginału, otwierają „Czasu bramy”
na świat – bez utraty wewnętrznego rytmu, bez zdrady ciszy,
którą te wersy niosą.

W wierszu „Ja tu gadam z kamieniem każdym” odnajdujemy
istotę tej struktury:

kamień wie – przetrwa, ja, nie jestem pewien.



To forma ciągłego pytania o miejsce człowieka w świecie, który
przemija. Mirosławski buduje kompozycję opartą na powrotach,
rytmie oddechu i cieniach zdarzeń. Przeszłość nie jest tłem – to
żywa tkanka, przez którą prześwituje teraźniejszość i lęk o
przyszłość. Tytułowy „czas” to nie tylko kategoria
chronologiczna, lecz również pojęcie duchowe – czas duszy,
pamięci, odwagi, czas stawania się.

Mirosławski jest malarzem pejzaży duszy i miejsc. Obrazy,
którymi się posługuje, nie są oderwane od rzeczywistości – wręcz
przeciwnie, wychodzą z codzienności, by dotknąć sacrum. Jego
metafory są miękkie, rozłożyste, nie efektowne, ale skutecznie
wprowadzające czytelnika w wymiar głębszego widzenia. W tej
poezji każdy obraz ma wagę – nie tylko estetyczną, ale i
duchową. Obrazy nie są ozdobą, lecz znakiem obecności.

Poezja Mirosławskiego przepełniona jest odniesieniami do
malarstwa, które staje się nie tylko inspiracją, lecz formą
dialogu. W „Według Goyi” kot, który ślepia utkwiwszy w gardle,
szykuje się do skoku – jest obrazem niepokoju śnionego w
ciemnościach istnienia. W „Malarstwie” poeta przywołuje van
Gogha, Chagalla, Wita Stwosza, traktując ich dzieła jak lustra
duszy. To sztuka jako forma przetrwania, jako kod pamięci i
wyobraźni. Współobecność tych wielkich twórców czyni z tomu
duchowy traktat o sztuce jako schronieniu i źródle sensu.



Tematycznie tomik obejmuje spektrum od codziennych rytuałów
po narodową traumę. To poezja konkretu i uniwersalności –
przemijanie, utrata, miłość, historia, duchowość. Potrafi z aktu
zmywania filiżanek uczynić liturgię:

Rząd czystych filiżanek, jakby zęby w uśmiechu ktoś szczerzył…
[…] Strumień wody i już po kłopotach.

Wątki polityczne, jak w „Maj 1926” czy „Radiowe melodie nocą”,
nie są ideologią – są dramatem sumienia. Autor nie moralizuje,
ale przypomina, że historia to także biografia porażek i krzywd,
które nigdy nie zostały opowiedziane do końca. W jego wersach
można odnaleźć gorzką lekcję pamięci zbiorowej i pytanie: co po
nas pozostanie? Poezja staje się świadectwem, kroniką ducha,
który przetrwał przez prawdę – nawet tę gorzką.

Styl Mirosławskiego cechuje oszczędność, celowość, klarowność.
To poezja przejrzysta, nie uproszczona. Jej rytm nie wynika z
metrum – wynika z oddechu duszy, z milczenia między wersami,
które mówi więcej niż krzyk. W „Rozpoznaniu”:

Nie boję się lustra. Zdecydowałem się być sobą do końca.

To nie tylko deklaracja – to wyznanie. Autor pisze tak, jakby
każda linia była ocaleniem prawdy. Ten minimalizm językowy
niesie maksymalne emocje – to siła oszczędności, nie ubóstwa.



Język staje się tu narzędziem dotyku – do wnętrza świata i
wnętrza człowieka.

Duchowość tej poezji nie jest religijna w sensie dogmatycznym.
To duchowość obecności, przemiany, śmierci i trwania.
Odwołania do Goyi, Szekspira, Rilkego, van Gogha, Sartre’a czy
Wita Stwosza nie są tylko cytatami – to duchowi patroni tej
książki. W „Sonetach dla Orfeusza” Mirosławski odsłania jedną z
najważniejszych bram sensu:

On Nieśmiertelnym posłem, który trzyma szeroko Wrota Śmierci
otwarte.

To oczywista aluzja do mitologii greckiej – Orfeusza jako
archetypu poety-przewodnika, który zstępuje do Hadesu.
Właśnie taką funkcję pełni poeta w tym tomie – przewodnika po
śladach istnienia. Starożytność, choć subtelnie obecna, jest
fundamentem metaforycznym – szczególnie w sensie myślenia o
przejściu, o bramie, o czasie jako zjawisku cyklicznym. Słowo,
które przenika wiersze, ma moc mityczną – rodzi, zachowuje i
przekracza śmierć.

Warto zwrócić uwagę także na obecność wiersza dedykowanego
afrykańskim studentom – jako wyraz otwartości poety na inność,
dialog i wspólnotę ponad granicami. Mirosławski nie zamyka się
w perspektywie narodowej – przeciwnie, jego język obejmuje



całość ludzkiego doświadczenia. Sartre, Senghor, Nyerere – to
imiona znaczące, budujące most między kontynentami. Poezja ta
przypomina, że każdy człowiek, niezależnie od koloru skóry czy
historii, ma prawo do metafizycznego domu i pamięci.

„Czasu bramy” to księga o bramach, przez które wchodzimy i
wychodzimy całe życie – do dzieciństwa, do wspomnień, do
śmierci, do ciała, do słowa. To poezja bez przesady i bez hałasu,
ale przez to silniejsza i bardziej prawdziwa. Zostaje po niej coś
niezwykłego – uczucie, że ktoś w nas powiedział coś, co sami
czuliśmy, lecz nie umieliśmy nazwać: Bo im ku tobie miłość
zatrzymuje drogę. Moje myśli bezgłośne, ale niekłamane.

Zbigniew Mirosławski jawi się w tej książce jako świadek – nie
historii faktów, lecz historii duszy. W jego wersach odbija się
echo tego, co minione i tego, co może nadejść. Jego poezja nie
podnosi głosu, ale trwa – jak światło latarni na wzburzonym
morzu, jak modlitwa zapisana w pamięci kamieni.

„Czasu bramy” to tomik głęboki, mądry, uduchowiony,
zasługujący na wielokrotną lekturę. To dzieło, które nie tylko
warto przeczytać – warto je mieć obok siebie, jak kamień
milczenia, który mówi więcej niż krzyk.

Wydanie drugie, Tarnów, Beldruk 2023 r.
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Andrzej Jaroszyński

Dostałem książki dwóch Anien – poetek, które mam szczęście
znać: Anny Frajlich z Nowego Jorku i Anny Mickiewicz z
Londynu. Tomiki wydane starannie i gustownie, co jest rzadką
kombinacją, przez nieznane mi wydawnictwo „Forma” z
dalekiego Szczecina. O poezji Anny Frajlich porozmawiam z Nią
w czasie Jej październikowego pobytu w Lublinie. O książce Anny



Marii Mickiewicz chciałbym skreślić kilka słów, mimo, że
zasługuje na dużo więcej.

„Listy z Londynu”, najświeższy owoc twórczości poetki, pisane
są, jak gdyby w formie zapisu wspomnień czy wypowiedzi, które
padają w czasie rozmowy a potem są redagowane i literacko
wzbogacone. Nie należy więc je czytać „ciurkiem” ale wybierać
co smakowitsze kęski tak jak zwykle delektujemy się
wyrafinowana acz lekką z pozoru konwersacją.

Uderza wielka różnorodność tych „kartek z przeszłości”.
Głównym bohaterem jest Londyn, ale wysłane z niego „listy”
dotyczą także Lublina, Warszawy i innych miejsc w Polsce a
także odniesień do miast Europy i Azji. Są to nade wszystko
miejsca osobiście odwiedzone, uchwycone w szczególe, w
zapachu, jednym słowem widziane oczyma poetki. Podobna
różnorodność panuje wśród przywoływanych postaci. Jestem
wdzięczny autorce za przywołanie postaci zasłużonych, ale
zapomnianych. Należy do nich Krzysztof Muszkowski,
emigracyjny pisarz i publicysta polski w Londynie, którego Anna
słusznie nazywa „mistrzem pióra emigracyjnego”. Należy też
zauważyć bardzo rzadkie wśród młodego pokolenia Polek i
Polaków za granicą zainteresowanie i sympatię wobec starszej
generacji, czyli udział w „pokoleniowych wędrówkach”.

Ciekawy jest szkic o postaci Anny Jones-Dębskiej, tłumaczki i



propagatorki kultury polskiej na Wyspach. Osobiście żałuje, że o
osobie Gilesa Harta, założyciela Polish Solidarity Campaign,
poetka umieściła tylko krótką notkę. Zasługuje on niewątpliwie
na bogatszy portret. Na marginesie, czeka na sprawne pióro
przedstawienie wizerunku bardzo wielu angielskich przyjaciół
spraw polskich: pisarzy, dziennikarzy, polityków i działaczy
społecznych. To ważna misja do spełnienia przez takich twórców
jak Anna Mickiewicz.

Natomiast w „Listach …” interesujące są także a i literacko
inspirujące portrety i scenki z osobami nieznanymi publicznie.
Na przykład chorwacka kobieta, którą ratuje od samotności i
odrzucenia emigrantka z Polski; starszy pan spotkany w
kawiarni, który przełamuje granice odosobnienia, a także Anglik,
który w swojej ignorancji, pobudził autorkę do odkrycia
meandrów przeszłość jej szkoły średniej. Mnie najbardziej
podobał się wizerunek Mrs Rose „o nazwisku pachnącym jak
słodka wanilia”. Wiele szkicowanych postaci pochodzi z różnych
grup etnicznych. To obraz współczesnego Londynu,
niekoniecznie z panami w melonikach. Dodać trzeba, że
większości szkiców towarzyszy refleksja lub sugestia refleksji,
tylko delikatnie wpleciona w rysunek postaci lub zdarzenia.

Czy takie poetyckie kartki są potrzebne w dobie sztucznej
inteligencji i tysięcy tomów opisujący nasz skomplikowany świat.
Właśnie dlatego, że ani sztuczna inteligencja ani opasłe tomy nie



oddadzą ulotnych tajemnic, ani przemijających obrazów i
zapachów, ani nie wiedzą nawet o istnieniu listów, warto je więc
pisać i warto je czytać.

Andrzej Jaroszyński, Lublin 1.10. 2024

Andrzej Jaroszyński   Ukończył filologię angielską na Uniwersytecie Marii Curie-
Skłodowskiej w Lublinie. Asystent w Katedrze Literatury Porównawczej KUL, wieloletni
dyrektor Szkoły Letniej Kultury i Języka Polskiego KUL, zastępca Konsula Generalnego
RP w Chicago, zastępca Ambasadora w Ambasadzie RP w Waszyngtonie, dyrektor
Departamentu Polityki Bezpieczeństwa i Departamentu Ameryk w MSZ, Ambasador
w Królestwie Norwegii i Islandii (2001-2005) oraz w Australii i Papui Nowej Gwinei
(2008-2013). Obecnie gościnny wykładowca w Katolickim Uniwersytecie Lubelskim,
UMCS i WSPA. Tłumacz, autor kilkudziesięciu artykułów na temat literatury angielskiej,
kultury, religii i polityki.
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Halina Birenbaum.
„Z historii
mojego życia
po Zagładzie.
Wspomnienia”.
Anna Frątczak

Anna Maria Mickiewicz Literary Waves Publishing, London 2022
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Ogromna większość ocalałych zamknęła w sobie doświadczenia
potworności Holokaustu tak szczelnie, że tylko przypadek lub
wyjątkowo traumatyczne doznania mogą, lub raczej mogły je
stamtąd wydostać. We Wrogach Singera, Włoskich szpilkach
Magdaleny Tulli czy Swacie Aviego Neshera trauma potworności
Shoah owiana jest mgłą mrocznej i bolesnej ponad słowa
tajemnicy – możemy się jej tylko domyślać: z gestów,
niedomówień, trudnych do wytłumaczenia zachowań i
niezrozumiałych, często krzywdzących dla innych, wyborów.

Halina Birenbaum, od kiedy w 1967 roku ukazała się jej pierwsza
książka – Nadzieja umiera ostatnia aż do – dosłownie – tej chwili,



mimo sędziwego wieku, wytrwale, niemal bez wytchnienia
opowiada o tym, o czym inni nie chciel,i bądź nie mogli pamiętać.
Obszerny tom wydany w 2022 roku przez Wydawnictwo Anna
Maria Mickiewicz Literary Waves Publishing i zatytułowany Z
historii mojego życia po Zagładzie. Wspomnienia jest wymownym
zapisem trudów, radości, chwil zwątpienia i uniesień,
towarzyszacych jej podczas niezliczonych podróży, których
miejsca przeznaczenia były różne, ale cel, przeważnie, ten sam.
Najprościej byłoby napisać, zgodnie z tym co czytamy we
wspomnieniach, którym Autorka nadaje formę datowanego
dziennika (uzupełnionego wierszami, krótkimi esejami i
fragmentami korespondencji), że relacje tu zawarte dotyczą lat,
w których wpisy powstały, czyli 1991-2017. Być może
bezpośrednie relacje – jeśli myśleć o nich jako o tysięcznych
cegiełkach – tak, ale z pewnością nie zaistniałyby one, gdyby nie
spoiwo, którego głównym składnikiem jest indywidualne
doświadczenie Zagłady: żywa, wbrew szalejącej wokół śmierci,
pamięć dziewczynki, która w dniu niemieckiej inwazji na Polskę
miała niespełna dziesięć la,t a w chwili wyzwolenia obozu
koncentracyjnego w Neustadt-Glewe – ledwie piętnaście.

„Wszystko zapisuje się we mnie i nie pozwala zapomnieć” – pisze
Birenbaum. Lektura Wspomnień otwiera drzwi do dwóch
światów: tu-i-teraz i tam-i-wtedy biegną obok siebie blisko jak
dwie, równoległe, wydeptane tymi samymi stopami ścieżki. Choć,
przyznać trzeba, większa część tych dróg została wylatana.



Osoba czytająca Wspomnienia rzadko znajduje Autorkę w domu
(codzienność jest jak oddech – pisze – „niezauważalna, jeśli tylko
nie wychodzi z normalnego rytmu”), a jeszcze rzadziej w
bezruchu: Warszawa, Tel-Aviv, Lood, Nowy Jork, Berlin,
Cleveland, Paryż. Gdyby przeciągać na powierzchni globusa nić
pomiędzy lotniskami, proporcjonalnie do ilości odbytych lotów
uzyskalibyśmy ostatecznie imponującą wielokrotność obwodu
kuli ziemskiej. Gdyby zaś pomiędzy lotniskami i mniejszymi
miastami, czy miejscowościami przeprowadzić kolejne nici, znów
– proporcjonalnie do ilości odbytych podróży – w samochodach,
autokarach i pociągach, raz, że zabrakłoby nam motka, a dwa –
zyskalibyśmy pełniejszy obraz: Auschwitz, Majdanek, a także
Ponary, Tykocin i wiele innych. Trudno oprzeć się wrażeniu, że
każda kolejna podróż autorki Nadziei do miejsc Zagłady jest
„tamtą” drogą à rebours, jest jej totalnym i ciągłym
zaprzeczeniem: na własnych warunkach, z własnej woli – nie dla
eksterminacji i upodlenia, ale dla zrozumienia i prawdy. Każdy
wyjazd z izraelską młodzieżą, rozmowa z polskimi i niemieckimi
licealistami, spotkanie autorskie, wykład (nieraz szczegółowo,
niemal minuta po minucie, opisane w tym tomie) symbolicznie
zawraca tamte brudne, ciemne, zimne, pełne cierpienia i śmierci
wagony, symbolicznie przekreśla wysiłki wielkich architektów i
drobnych wyrobników „ostatecznego rozwiązania”, rzucając im
w twarz swoje ocalone, wyrwane śmierci przez niewiarygodny
splot przypadków życie. A życie jest ruchem.  Podczas lektury
stopniowo więc wyłania się z tych zapisków obraz człowieka-



jerzyka, który raz rozpostarłszy skrzydła nie może już się
zatrzymać. Ja, w każdym razie, lubię tak myśleć o Autorce.

Kiedy pisałam tą recenzję zajrzałam na społecznościowy profil
Haliny Birenbaum. Jeden, z młodych Izraelczyków uczestniczący
w niedawno zakończonym wyjeździe do Polski napisał (a może
tylko automatyczny translator tak to ujął?), że „Halina
wymiata!”. Translator, czy też nie – zupełnie mnie ten wpis nie
zdziwił.  Dzięki Wspomnieniom można bowiem zrozumieć na
czym polega fenomen osoby, która tak wytrwale towarzyszy
izraelskiej młodzieży w jej, trudnych przecież, wyprawach do
miejsc Zagłady. „Gdy młodzież wracała w rozproszeniu do
autokaru, opowiedziałam przewodnikowi o swych odczuciach z
Wtedy. Szliśmy razem. Pragnęłam zmienić atmosferę statystyki
w coś namacalnego, realnego” – pisze Birenbaum. Imperatyw
przełamania podręcznikowej narracji pojawia się w tym tomie
często. Edukacja historyczna, wiemy to aż nazbyt dobrze, bywa
polem walki koniunktur politycznych, a pojedyncze ludzkie losy
łatwo przesłonić makronarracjami. Mikrohistoria zaś, która
bazuje na doświadczeniach, uczuciach i pamięci jednostek jest
znacznie bardziej odporna na manipulacje, zaciemnienia, czy
niedomówienia. Jest to swoiste credo Autorki i w nim właśnie
należy upatrywać największej wartości Wspomnień, które, w tym
kontekście, można rozumieć jako zapiski na marginesie dzieła
życia.



Fot. pixabay

Anna Maria
Mickiewicz i Tomasz
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Mickiewicz. Sekretne
listy miłosne – Polska
1982 r.
Zbigniew Mirosławski (Tarnów)
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Recenzja książki – Mickiewicz Anna Maria, Mickiewicz
Tomasz, Secret Love Letters – Poland 1982, Palewell Press
(London 2021).

Anna Maria Mickiewicz de domo Radomińska opublikowała
swoje Secret Love Letters – Poland 1982, czyli Sekretne Listy
Miłosne – Polska 1982 w brytyjskim, prestiżowym wydawnictwie
Palewell Press. Książka opracowana została pieczołowicie przez
założycielkę wydawnictwa i edytorkę Camillę Reeve, której
sprawy polskie są bardzo bliskie. Pozycja to wyjątkowa z kilku



względów.

Po pierwsze, jako że uchyla rąbka tajemnicy skrywającej jej
relacje z Tomaszem Mickiewiczem, który w okresie grudnia 1981
i lutego 1982 roku studiował na Katolickim Uniwersytecie
Lubelskim, popularnie nazywanym KUL-em. Warto zaznaczyć, że
patriotyczna atmosfera i formacyjne oddziaływania
wychowawcze tej uczelni określały zaangażowanie całego
środowiska po stronie antyreżimowej opozycji. Anna Maria
studiowała na Uniwersytecie Marii Skłodowskiej-Curie.

Po drugie do redakcji całości zaproszeni zostali polscy i brytyjscy
przyjaciele, w tym pełniący rolę kuriera pomiędzy zakochanymi,
ich wspólny kolega Piotr Rogoyski. Z oficjalnej poczty należało
zrezygnować z racji wprowadzonej cenzury korespondencji. Do
grupy autorów i tłumaczy dołączyli: autor wstępu David Clark,
prof. Tony Howard, dr Urszula Chowaniec, Inka Roszkowska i
Cecylia Pytel z University College London, wreszcie
rekomendujący całość: Michael Brett z grupy Enfield Poets i
Peter Evans z grupy Poets Anonymous. Okładkę zaprojektowała
Agnieszka Herman. No i nie wolno zapomnieć o tłumaczeniach
Stana Mickiewicza, syna Anny Marii i Tomasza.

Kompilacja esejów z zarysem historycznym, prywatnych listów,
relacji pośrednika i wierszy – tworzy oryginalną jakość ocalającą
prawdę czasu, dylematy „pokolenia złamanych marzeń”.



David Clark pisze wprost o formule kapsuły czasu, czyli
symbolicznego pojemnika, w którym przechowuje się szczególne
dokumenty dni codziennych. Składały się na nie: obawy przed
aresztowaniem, smutek rozłąki, troska o aprowizację, czyli
czekanie w długich kolejkach po podstawowe artykuły
żywnościowe jak np. masło, wędliny i mięso, słodycze i cukier.
Wszystkie te dobra były ściśle reglamentowane i np. asortyment
mięsny dla osoby dorosłej wynosił 2,5 kg na miesiąc.

Wspomnienie o zwykłych ludziach poprzedza cytat z poematu
Zbigniewa Herberta pt. Raport z oblężonego miasta. W nim o
faktach bez emocjonalnych komentarzy, za to o „wyhodowaniu”
nowej odmiany dzieci. Doskonale dobrany, bo tak się działo.
Opresja i permanentne braki towarów na rynku kształtowały całe
pokolenie: od przedszkoli po uczelnie i zakłady pracy. Dlatego
studenci zainteresowali się warunkami życia robotników i
wsparli ich protesty, kiedy powstawała „Solidarność”, masowy 8
milionowy związek zawodowy, niezależny od wpływów
politycznych rządzących. Anna Maria Mickiewicz zastanawia się
czy już pora przyjrzeć się tamtym dniom ze spokojem i zadumą?
Ma rację, że trzeba docenić Brytyjczyków niosących pomoc tak
jak: Lisl Biggs-Davison z Anglo-Polish Medical Foundation czy
dziennikarz Neal Ascherson.

Pomiędzy Anną Marią, a Tomaszem pewne kwestie są
zaszyfrowane. Na przykład słowo – sanatorium, oznacza chyba



ośrodek internowania. Pojawiają się odniesienia do myśli
Mikołaja Bierdiajewa, kryptonimy kolegów: Młody, Diament.
Szczególną rolę pełni podręczny stolik, tzw. guéridon, będący w
posiadaniu rodziny Radomińskich od czasów Powstania
Styczniowego w 1863 r. Stanowił wtedy własność przodka Pawła
Łukasiewicza, prapradziadka pani Anny Marii, zaangażowanego
w pomoc dla podlaskich unitów. Reagował on na ucisk tzw. Nocy
Apuchtinowskiej (tj. polityki rusyfikacji polskiej młodzieży),
pomagał przy przekraczaniu granicy pomiędzy guberniami
Cesarstwa: lubelską i podlaską. Przy tym stoliku Piotr i Anna
rozmawiają o ważnych, sekretnych działaniach.

Ten fragment wspomnień bliski jest mi z racji zachowanym
rodzinnych dokumentów o działalności także mojego
prapradziadka Stanisława Broczkowskiego, za którym władze
carskie wystawiły list gończy, jako za „czynnym w niepokojach
roku 1863”. Brat tegoż Konstanty Broczkowski walczył w czasie
Wiosny Ludów 1848 r. w powstaniu węgierskim, był członkiem
Towarzystwa Demokratycznego Polskiego, działaczem
emigracyjnym w Wielkiej Brytanii.

Podobnie Radomińscy, Jakub z synem Emilianem (1850-1927)
walczyli w Powstaniu 1863 r., Emilian zesłany został na 6 lat
katorgi na Syberii. Odznaczony był przez papieża Piusa XI
medalem Pro Ecclesia et Pontifice za uratowanie relikwii
Józefata Kuncewicza. Miał 6 synów: Władysława, Józefa, Jana,



Kazimierza, Feliksa i Jakuba. Anna Maria o tym nie pisze, ale
tradycje Radomińskich są znane. Dzięki opublikowanym listom
ocalona została pamięć chwil codziennych, niby zwykłych, a
jednak wyjątkowych.

Zgadzam się z David’em Clark’iem w kwestii oceny
sugestywnych wierszy Anny Marii Mickiewicz. W jednym z nich,
zatytułowanym 13 grudnia pisała „Czy runie kolejne
cesarstwo…”, były to słowa prorocze.



https://www.waterstones.com/book/secret-love-letters-poland-19
82/anna-maria-and-tomasz-mickiewicz//9781911587521

„Bal w operze”
Juliana Tuwima
wystawiony
przez Teatr Nasz
w Chicago
Małgorzata Oman (Chicago)
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Teatr Nasz, „Bal w operze” Juliana Tuwima, fot. Krzysztof
Babiracki
Andrzej Krukowski, aktor, reżyser i dyrektor artystyczny
Teatru Nasz, nie boi się szokować i nie cofa się przed mocnymi
środkami wyrazu.  

To myśl, która zdominowała moje wrażenia po obejrzeniu
spektaklu “Bal w operze”,  wystawionego po raz kolejny przez
Teatr Nasz na scenie Leela Art Center w Des Plains, jednym z
przedmieść Chicago, w pierwszy weekend maja. 

Bo po zobaczeniu “Balu w operze” Tuwima w wykonaniu Teatru



Nasz, można wyjść lekko zaszokowanym lub przynajmniej
zaskoczonym ilością i intensywnością scen seksu.  To refleksja,
do której skłoniły mnie nie tylko moje odczucia, ale i
podsłuchana w kuluarach teatru wymiana zdań. A jednak osoby,
których uwaga skupi się tylko na tym co poraziło ich poczucie
przyzwoitości i dobrego smaku, przeoczą wiele innych obrazów,
czy scenicznych rozwiązań, które weszły w skład tego spektaklu i
doskonale dopełniły tekst Juliana Tuwima. Sceny te, równie
intensywne, powodowały refleksję, wzdrygnięcie albo ucisk w
gardle na przypomnienie kart historii, które były udziałem
naszego narodu. Zresztą, intensywność spektaklu odzwierciedla
intensywność tekstu. 

Napisany w 1936 roku przez Juliana Tuwima poemat “Bal w
Operze”, wywołał mocne reakcje wśród jego odbiorców.  Był tak
kontrowersyjny, że w całości mógł ukazać się dopiero w 1982
roku.  Tekst szokował językiem, skrajnymi emocjami oraz silną
antyrządową wymową.  

Dziś, mało osób zdaje sobie sprawę z tego, że to właśnie Tuwim
zaczął pisać na tematy, które choć obecnie wydają nam się
normalne, wtedy daleko wykraczały poza granice przyzwoitości –
seks, ciało, fizjologia, czy banalne sytuacje z codziennego życia,
kiedyś nie były typowe dla poezji. Tuwim był w tym względzie
zdecydowanie nowatorem. Silne emocje zawarte w poemacie to
ironia, sarkazm, gorycz, jak również sardoniczny śmiech, który



ukrywa rozpacz. Uczucia te, obnażają odrazę i obrzydzenie jakie
budziła w poecie ówczesna mu rzeczywistość. Rosnąca dyktatura
sanacji, faszyzacja życia oraz wzmagające się ataki antysemickie,
nie pozostawiały Tuwimowi wątpliwości co do kierunku w jakim
zmierzał świat, który go otaczał. Niezwykle wrażliwy poeta, który
czuł się i Żydem i Polakiem, bardzo dotkliwie odczuwał ataki na
swoją osobę, a były one często bezlitosne. Jak Teatr Nasz poradzi
sobie z tym tekstem, co z nim zrobią, jak “wygrają” te wszystkie
elementy – myslalam jadąc na spektakl.  

Przy wejściu na salę, dostaję dyskretnie podany program,
zwinięty w rulonik, związany sznurkiem i opatrzony napisem
“Ściśle tajne”.  Poddaję się atmosferze, widzę okna kamienic,
szyldy ogłaszające usługi – golenie, strzyżenie, przewieszone na
sznurku, suszące się czyjeś pranie.  Jestem gotowa, ale spektakl
nie zaczyna się od razu. Rośnie oczekiwanie podsycane
pojawiającą się co chwila kobietą w czarnym, skórzanym
kostiumie, która władczym gestem strzela z bata, jakim tresuje
się dzikie zwierzęta. Nie ma wątpliwości, jesteśmy pod
nadzorem. 



Teatr Nasz, „Bal w operze” Juliana Tuwima, fot. Krzysztof
Babiracki



Teatr Nasz, „Bal w operze” Juliana Tuwima, fot. Krzysztof
Babiracki
Jedną z pierwszych scen zbiorowych otwierających spektakl,
które zostają w pamięci, tworzy upozowana na wzór „Ostatniej
Wieczerzy” Leonarda da Vinci grupa – tyle, że w samym środku,
miejsce Chrystusa zajmuje uzurpator, kabotyn, ktoś komu się
tylko wydaje się że jest bogiem. To znak czasów, to wszystko co
pozostało z chrześcijańskich wartości naszej kultury.  



Wreszcie zaczyna się bal, bal w operze… 

Podniecenie, ekscytacja, rozochocenie, inwigilacja, seks,
rozedrganie, chaos, wibracja, seks, antysemityzm, inwigilacja,
pieniądze, nierząd, inwigilacja, ideologia, agitacja, faszyzm,
komunizm, przemoc, destrukcja.

Czytany jako poemat, utwór Tuwima ma własne tętno, rytm,
dynamikę. Ten rytm daje wrażenie szaleńczej wibracji, wrzenia. 
Reżyser jednak rezygnuje z rytmu narzuconego tekstem na
korzyść obrazów.

Podekscytowana grupa dyskutuje o przygotowaniach do balu,
wystrojone damy, nastroszone kokoty, trzęsące się z ekscytacji
dziwki, trwa podniecenie, orkiestra gra, zjeżdżają się goście i nie
ustaje ciągła inwigilacja. Po chwili obserwujemy pędzącą
machinę historii. Z czasem, sceny targowiska próżności
zastępują sceny z życia szarych ludzi.  

Przejście od jednego do drugiego obrazu oraz przebieranie
aktorów odbywa się przy odsłoniętej kurtynie na scenie, tu nie
ma nic do ukrycia, tu nie ma na co czekać, historia toczy się na
naszych oczach.  

Tuwim przeczuwał nadchodzącą katastrofę, nie mógł jednak
wiedzieć, pisząc poemat w 1936 roku, jakie dokładnie będzie jej



oblicze i jaki będzie jej wymiar. Reżyser spektaklu wie, więc w
swych obrazach posuwa się dalej. 

Podium na środku sceny, które posłużyło na początku za stół do
ostatniej wieczerzy, zamienia się w platformę pociągu wiozącego
zmęczonych ludzi. Potem stanie się podwyższeniem, na którym
wykonywane będą egzekucje, za którymi stoją dwaj najwięksi
oprawcy XX wieku. Tych, którzy nie tak dawno zaaferowani byli
balem lub codziennymi sprawami, widzimy teraz gotujących się
na śmierć. Każdy reaguje w tym momencie inaczej.  Jedni się
modlą, drudzy całują zdjęcia bliskich, jeszcze inni idą spokojni i
pogodzeni na spotkanie ze swoim losem. Nieco póżniej platforma
stanie się trybuną, z której przemówią dyktatorzy i skąd
wykrzykiwane będą nowe hasła. Na koniec, podium będzie
katafalkiem, na którym ułoży się “tłusty jaszczur”, uzurpator,
kabotyn.

Kilkakrotnie jeszcze w czasie spektaklu, my, widzowie, jesteśmy
wciągnięci do akcji.  Chwytamy rozrzucane ulotki, jesteśmy
zaagitowani do wspólnego chóralnego krzyczenia – IDEOLO,
IDEOLO.  

W końcu, po intensywnym napięciu, następuje przesilenie. To
scena w białych kaftanach z domu wariatów i różne reakcje tych,
którzy przeszli przez piekło.  Zauważalne jest też prawdziwe
fizyczne zmęcznie aktorów, którzy dali z siebie wszystko. 



Teatr Nasz, „Bal w operze” Juliana Tuwima, fot. Krzysztof
Babiracki
Sztukę zamknie opadająca czerwona flaga. Czerwona, ale w
połowie zamalowana na biało. Możemy zauważyć pociągnięcia
pędzla.  Na fladze napis: 

KOCHANEJ OJCZYŻNIE 



100 LAT

RODACY 

Napięcie puszcza, zostaje nagromadzenie wrażeń, obrazów i
odczuć, które trzeba będzie sobie poukładać.  

***

Po zakończeniu sztuki udało mi się na chwilę porozmawiać z
reżyserem, Andrzejem Krukowskim. – Aby stworzyć spektakl
musisz być otwarty, tu nie można nic zakładać z góry, bo
spektakl stopniowo rodzi się sam – mówi Krukowski. 

Kiedy gratuluję mu pomysłowości, odpowiada, – Zazwyczaj
pomysły przychodzą do mnie nad ranem.  Przez cały dzień
obcowania z tekstem, przetwarzam go w sobie i nad ranem jakoś
to ze mnie emanuje.  Po czym dodaje skromnie, – To wszystko to
moja grupa, ja tylko się tu przemykam, ja się ogromnie dużo od
nich uczę. Na pytanie jak udało mu się stworzyć tak świetny
zespół, reżyser odpowiada, – Ufamy sobie, to podstawa aby się
przed sobą otworzyć.  Wtedy można dać z siebie wszystko.

To, że zespół daje z siebie wszystko od pierwszej do ostatniej
odsłony, nie ma dla mnie wątpliwości,  Energia, którą czuje się
ze sceny elektryzuje.



Zobacz też:

“Kwartet dla czterech aktorów” wystawiony przez TEATR
NASZ z Chicago
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Małgorzata Oman (Chicago)

W piątek 26 marca 2021 r. na deskach sceny Leela Art Center w
Des Plaines, jednym z przedmieść Chicago, w ramach obchodów
Międzynarodowego Dnia Teatru, obejrzałam “Kwartet dla
czterech aktorów” w reżyserii Andrzeja Krukowskiego,
wystawiony przez Teatr Nasz. Przy, w sumie, niewielkiej
publiczności odbył się spektakl, który pozostanie na długo w
mojej pamięci. Spektakl, który zaskoczył pomysłowością
realizacji, dopracowaniem szczegółów, a przede wszystkim



kunsztem gry aktorskiej.  

Dramat Bogusława Schaeffera nie jest łatwy w odbiorze dla
widza, który przychodzi z nastawieniem, że zobaczy sztukę
teatralną opartą na konwencji teatru tradycyjnego.   Bo też i sam
autor nie jest typowym dramatopisarzem.  Bogusław Schaeffer
był przede wszystkim niezwykle płodnym kompozytorem
utworów muzycznych, których stworzył w sumie 550 w 23
różnych gatunkach, od muzyki fortepianowej poczynając,
poprzez utwory dla orkiestry, utwory jazzowe, a na muzyce
elektronicznej kończąc. Schaeffer był awangardystą i
experymentatorem w muzyce. Był też docenionym i uznanym
dramaturgiem, co jest bardzo rzadko spotykanym fenomenem. 
Przejście od muzyki do teatru następowało stopniowo acz
konsekwentnie. Dziś tego wielostronnie utalentowanego muzyka
i dramaturga stawia się w tym samym rzędzie co Gombrowicza
czy Mrożka. 

Sam autor, według własnych słów, cenił sobie w utworach dla
aktorów możliwość przemówienia do publiczności językiem
sztuki, ale o wiele bardziej zrozumiałym niż muzyka, a ponadto
zmuszającym do myślenia, czego muzyka nie zawsze potrafi
dokonać. To zmuszanie do myślenia w sztukach Bogusława
Schaeffera nie odbywa się za pomocą tekstu o podniosłej treści,
wręcz przeciwnie poprzez humor, mieszankę codzienności i
lekkość przekazu odwołującą się do inteligencji widza.



Jak zatem podejść do odbioru “Kwartetu dla czterech aktorów”?

Głównym tematem sztuki, jak pisze w swej książce na temat
Bogusława Schaeffera, Bogusław Schaeffer and His Music,
Jadwiga Hodor:

jest niemożność pogodzenia sztuki z życiem; życie i związane
z nim mechaniczne myślenie przekreśla sensowny kontakt ze
sztuką, umożliwia tylko zainteresowanie namiastkowe, takie,
jakie wywołuje krótka notatka w prasie.  

Obok tego zdania chciałabym jednak  postawić wypowiedź
krytyka Jana Koniecpolskiego, który stwierdził przed krakowską
premierą sztuki w 1982 roku:

Najdalej idący sens „Kwartetu…” bierze się ze ścisłej więzi
aktorów z publicznością. W danym miejscu i czasie.

Innymi słowy, to przekaz aktorski, otaczająca rzeczywistość
polityczna i społeczna oraz świadomość widowni, która tę sztukę
ogląda, wpłyną na końcowy efekt tego utworu. Nie mogłabym się
bardziej z autorem tej wypowiedzi zgodzić. 



Czwórkę postaci, które obserwujemy na scenie, (świetnie
pomyślane indywidualności odzwierciedlające dzisiejszą
rzeczywistość społeczną – transwestyta czy androgyniczny typ
kobiety), jednoczą wspólne działania. Z drugiej zaś strony, dzieli
ich morze indywidualnych skłonności, percepcja świata i
wygłaszane sądy. Widzimy bardzo wyraźnie brak możności
porozumienia oraz ciągłe mieszanie się wypowiedzi na tematy
abstrakcyjne, wręcz górnolotne z urywkami zdań o banalnej
treści na temat codziennych zdarzeń.  

Co tu dużo mówić, widzimy siebie i naszą rzeczywistość
fragmentaryczną i pourywaną, którą tworzy nasze stałe
zabieganie.  Bo choć odczuwamy brak sacrum w naszym życiu i
ciągnie nas aby podnieść głowę i sięgnąć wyżej po wartości
ponadczasowe, te, które nas uskrzydlają, profanum ciągle



wchodzi nam w drogę, ściągając w dół i zmuszając do myślenia o
prozaicznych, codziennych zajęciach. 

Znawcy twórczości dramatycznej Schaeffera zgodnie twierdzą,
że autor pisał dla aktorów, dając im możliwości improwizacji i
pole do popisu.  Aktorzy Teatru Nasz wykorzystali maksymalnie
tę możliwość. Każda z kreacji, poczynając od reżysera spektaklu i
aktora, Andrzeja Krukowskiego, przez Sarę Krukowską, Liliannę
Totten i Bartosza Kaszę, a na wiolonczelistce – Liliannie Zofii
Waśko kończąc, świeci swoim własnym blaskiem.  Każda z
postaci ma swoje pięć minut, gdzie cała uwaga skupia się na
niej.  I nie ma tu słabego punktu. Wszystkie rolę są dokładnie
dopracowane i po mistrzowsku odegrane.   

Uczestniczymy w spektaklu nie do końca pewni co się tu dzieje i
co przyniesie następna scena.  Nie możemy jednak oderwać oczu
od akcji, która toczy się na scenie. Dokładnie tak, jak stojąc
przed abstrakcyjnym dziełem sztuki, nie mamy sprecyzowanej
odpowiedzi na pytanie co nas w nim pociąga, wiemy jednak, że
nam się podoba i chcemy na niego patrzeć.

W „Kwartecie dla czterech aktorów” znajdziemy wiele okazji do
śmiechu, będziemy jednak również zmuszeni do myślenia i
wytężenia uwagi, aby uchwycić znaczenie i sens tego
inteligentnego humoru. Bowiem, według samego autora:



Z uprawiania sztuki muszą wyrastać myśli.

Wyszłam po spektaklu w marcową chłodną noc rozpromieniona,
napompowana energią i optymizmem.  Przypomniały mi się
uczucia, z którymi przed laty opuszczałam Teatr Stary czy Teatr
Stu w Krakowie, przemieniona, pod wrażeniem, oczyszczona.
Czy to możliwe, że tu w Chicago przyjdzie mi jeszcze przeżywać
takie same momenty po spektaklach w polskim wykonaniu? 





Teatr Nasz odkryłam niedawno. Mieliście Państwo możliwość
przeczytania o nim na stronach magazynu „Culture Avenue”,
przy okazji premiery, spektaklu “Zemsta – czyli dyskretny urok
rodziny”, uwspółcześnionej wersji komedii Aleksandra Fredry.
Dla przypomnienia jednak dodam, że teatr ten zaczął
funkcjonować 10 lat temu, jako grupa amatorska.  W 2017 roku,
pieczę nad nim przejął Andrzej Krukowski, absolwent
Państwowej Wyższej Szkoły Filmowej, Teatralnej i Telewizyjnej
im. Leona Schillera w Łodzi. Pod kierunkiem Krukowskiego,



Teatr Nasz wystawił „Bal w Operze” Juliana Tuwima, „Operettę
Kicz Gombrowicz” według scenariusza reżysera, spektakl „Muzy
Chopina” przygotowany na III Festiwal Chopin in the City
organizowany przez Grażynę Auguścik oraz wspomnianą już
wyżej “Zemstę – czyli dyskretny urok rodziny” tym razem w
reżyserii Ryszarda Gajewskiego-Gębki.  Plany Teatru Nasz
sięgają wysoko.  Myślą o wystawieniu Schulza, Herberta...

Ten ambitny repertuar musi rozbudzić ciekawość miłośników
teatru. Wiem, że od razu rozpalił moją. Po obejrzeniu “Kwartetu
dla czterech aktorów”, jestem pod wrażeniem umiejętności
aktorskich jakie reprezentują członkowie tej grupy oraz
pomysłowości i odwagi reżysera. Niecierpliwie czekam na
więcej, mając ogromną nadzieję, że chicagowska Polonia pozna
się na talentach osób, które tworzą Teatr Nasz, że doceni gratkę
jaka nam się tu trafia i pomoże, poprzez swoją obecność na
spektaklach, rozwinąć skrzydła temu zespołowi.  

Fotografie pochodzą ze sztuki Bogusława Schaeffera „Kwartet
dla czterech aktorów”, w reż. Andrzeja Krukowskiego,
wystawionej przez Teatr Nasz z Chicago, fot. Aldona Olchowska.

Zobacz też:



„Zemsta” na podstawie Aleksandra Fredry w Chicago

„Mój cukiereczek”.
Kilka słów
o najnowszym tomiku
Barbary Gruszki-
Zych.
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Barbara Gruszka-Zych, fot. arch. domowe
Stanisław Jasionowicz (Polska)

Jakie działania podjąć dziś, by  przetrwać? Zakryć swoją
prawdziwą twarz, ukryć się za ekranem, zwiększyć nieufność
wobec innych, szczelniej odizolować się od namacalnego świata?
Czy wystarczy to jednak, by  ocalić siebie? Barbara Gruszka-
Zych zadaje nam te jakże aktualne pytania w sobie właściwy
sposób: współczesnym językiem poetyckim.



Najnowszy tomik Barbary Gruszki-Zych nie zaskoczy czytelników
jej wcześniejszych zbiorów. Odnajdą w nim bliskie jej od zawsze
tematy i treści: są tu wiersze „szpitalne”, „podróżne”, „domowo-
rodzinne”, „miłosne”, „sakralne” oraz pojawiające się w kilku jej
poprzednich zbiorach znaki rozpoznawcze i lejtmotywy, jak
choćby „ubranie z second handu”. Miłośnik wierszy Barbary
Gruszki-Zych odniesie wrażenie, że powierzono mu kolejny
rozdział jej poetyckiego dziennika intymnego, pisanego bez
cienia egotycznego „zadęcia”. Stosowaną przez nią technikę
swoistego poetyckiego reportażu o samej sobie można by
określić mianem odcinka wielkiego wywiadu-rzeki,
prowadzonego z życzliwą, ale i dociekliwą atencją. Warto
przypomnieć, że Barbara Gruszka-Zych jest autorką wielu
reportaży na temat znanych postaci świata kultury i innych
interesujących osób, a także książek-wywiadów z Wojciechem
Kilarem czy małżeństwem Zanussich.

W nowym tomie poetka raczy nas raz po raz znakomitymi,
aforystycznymi w formie, krótkimi wierszami lub fragmentami
poetyckiej prozy przypominającymi, że poezja jest sztuką
kondensacji: (***) dwie ławeczki unosi woda/nas zdmuchnął z
nich wiatr/tylko trzcina trzyma w pionie/nadłamany świat. Także
w dłuższych wierszach stosuje zasadę mocnej puenty –
„przesłań”, przypominających les envois średniowiecznych ballad
czy muzyczne kody.



Zgodnie z deklaracją poetki, opublikowane w tym zbiorze
wiersze powstały wiosną 2020 roku, a więc w czasie
naznaczonym pojawieniem się niespodziewanych zmian w stylu
życia, związanych z ogłoszeniem w Polsce i na świecie stanu
pandemii. Nawiązania do tej sytuacji są jednak dyskretne, jak
 niezatytułowana proza poetycka ze strony 72:

Światło się pali w tylu oknach nocą. Ogniska nie zgaszone
przez tysiące lat. Podłogi i sufity odbijają blask tęsknoty
przepływającej przez oczy i ekrany telefonów. […] Głód budzi
ich w biały dzień […]. Głód, z którym zaczynają grać […].
Chcą czy nie, przegrają z nim […]. Błękitne twarze
samsungów i maców pozwalają na wszystko, dopóki nie
porażą ich zimnym piorunem nieobecności.

W tym zmediatyzowanym świecie nienasycenie to głód, który nie
jest poszukiwaniem prawdy (mimo poczucia dostępu do
nieskończonych niemalże pokładów wiedzy) lub choćby chęcią
stworzenia trwałej relacji z innym człowiekiem, lecz który polega
coraz częściej na przepuszczaniu przez „pragnący umysł” wciąż
nowych fejsbukowych zdjęć jedzonej właśnie przez kogoś
potrawy, memów, tweetów, instagramowych migawek,
youtubowych filmików o kotach i tsunami „odruchowego” hejtu.
Jak w rozsypującym się bez końca kalejdoskopie, kiedy
wyobraźnia nie sięga już do ery „przed”, a tym bardziej – „po”



internecie.

Podobny, anytcypacyjny (żeby nie powiedzieć: proroczy) ton
wybrzmiewa z mocą w końcówce wiersza „Polska” (s. 73): opluć
więc można tę Polskę od a do z/od najczulszego Norwida/do bajki
– kto ty jesteś Polak mały -/a potem z suchymi ustami/poprosić o
szklankę wody. Ta dramatyczna,  a zarazem bezwzględna fraza
zdaje się zawierać kilka ważnych pytań, jak to: czy poczucie
wspólnoty nie zaczyna się od najbardziej podstawowych gestów –
troski o najbliższych, wzajemnego wspierania się ludzi na trudnej
drodze życia? Poetka pyta ponadto: „człowieku, kto poda ci
przysłowiową (i realną!) szklankę wody, jeżeli wzgardziłeś
wspólnotą w czasie, gdy odwaga staniała, kiedy tak łatwo jest
gardzić, a coraz trudniej kochać”? „Polska” to wiersz skromny,
nie uderzający w patetyczne tony i nie odwołujący się do
jakichkolwiek wątków aktualnej politycznej debaty. Jego
najgłębszym źródłem zdaje się być „sprawa smaku” („tak,
smaku”, jak w pamiętnym wierszu Zbigniewa Herberta, pisanym
w zupełnie innych – jak mogłoby się wydawać – czasach).  

Podejmując z kolei motyw memento mori, pojawiający się w
zbiorze niejednokrotnie, poetka nie „przegapia” żadnego z
trudnych momentów istnienia – nierzadko oznaczającego
zagrożenie własnego życia lub towarzyszenie w chorobie i
odchodzeniu bliskich jej osób – by uczynić z niego kolejną lekcję
artis bene moriendi. Należący do tej grupy utworów wiersz



„Ciocia” jest przykładem zastosowania przez autorkę swoistej
poetyckiej hermeneutyki ludzkiego losu, kiedy to „zaangażowane
rozumienie” innego człowieka pozwala lepiej zrozumieć samego
siebie. Wiersz ten należy do wybitnych osiągnięć Barbary
Gruszki-Zych i choć chciałoby się zatrzymać na dłużej nad
każdym elementem jej poetyckiego rzemiosła, można odnieść
wrażenie, że  n i e  w y p a d a  wyrywać z tego utworu
poszczególnych fraz, lecz trzeba go po prostu, po raz kolejny –
przeczytać.

Barbara-Gruszka nie byłaby sobą, gdyby nie skorzystała także i w
tym zbiorze z kodu poezji miłosnej (także erotycznej), aby
wyrazić nostalgię, która stanowi swoistą jedność z
doświadczeniem pragnienia harmonii i pełni (np. świetny wiersz
„z drewna”). Jak przystało na nowoczesną poetkę, także w
wierszach z tej grupy autorka eksploruje sensotwórcze pokłady
języka, wykorzystując zawsze lubiane przez siebie gry słów,
kalambury, tym razem używając ich w sposób wyjątkowo
oszczędny i – może dzięki temu – wyjątkowo skuteczny (zob.
wiersz „kogo”, s. 30).

Tyle chciałoby się jeszcze napisać o tej intrygującej poetce oraz o
jej tylko „zasygnalizowanym” tu zbiorze. Choćby o wierszach
„fragment”,  „na tę chwilę” czy „to miejsce kawałek wybrzeża”…
No właśnie, mógłbym na tym zakończyć, ale wciąż nie wiemy
przecież, skąd ten intrygujący, tytułowy „cukiereczek”? Może



warto przytoczyć więc in extenso wiersz, w którym pojawia się
rzeczona fraza:

cały ten świat co pozostał

i ten co zginął

w połowie obecne

powtarzający się smak

owoców i zdarzeń

gorzki smak życia

a w krótkich chwilach

ty mój cukiereczek  

K i m  jest ów tajemniczy „słodki”: „krótkim przebłyskiem
słonka”, „lekiem na całe zło”, a może po prostu „niezłym
ciachem”? Czy należy o nim pisać z małej, czy z dużej litery?
Czy… ?

„Mój cukiereczek” Barbary Gruszki-Zych to znakomity zbiór



wzajemnie uzupełniających się i komentujących utworów:
precyzyjnie zakomponowany, pełen wyobrażeniowych,
intelektualnych i duchowych niespodzianek. Jego uważna,
nieuprzedzona lektura jest jak przyjęcie wspierającego gestu
innego człowieka: pozwala zachować nadzieję.

Zobacz też:

„Mój cukiereczek” – nowy tomik wierszy Barbary Gruszki-
Zych
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