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Edytorial

Oddajemy do Państwa rąk kolejny zeszyt „Perspektyw Kultury”. Aktualny 
numer naszego kwartalnika jest związany z  wieloaspektową, kulturo-
znawczą i historyczną refleksją nad obecnością stroju w kulturze na prze-
strzeni wieków, której został poświęcony dział tematyczny. Jego redak-
cji podjęły się Panie Profesor Beata Bigaj-Zwonek, Izabela Kaczmarzyk 
i Monika Stankiewicz-Kopeć z Instytutu Kulturoznawstwa i Dziennikar-
stwa Uniwersytetu Ignatianum w  Krakowie. Temat okazał się niezwy-
kle popularny i wzbudził ogromne zainteresowanie, stąd i sam dział, jak 
i cały numer, jest najobszerniejszy w kilkunastoletniej historii czasopisma. 
	 Numer, który Państwo przeglądają, jest bogaty w  treści. Nie chodzi 
tutaj tylko o  liczbę tekstów, ale również ich różnorodność tematyczną. 
Znajduje się w  nim 41 tekstów, z  czego 24 stanowią dział tematyczny, 
a  pozostałe mieszczą się w  stałych działach czasopisma: „Zarządzanie 
i  marketing” oraz „Varia”. Cztery teksty znajdują się również w  dziale 
„Recenzje” (2) i „Sprawozdania” (2). 
	 Mamy nadzieję, że niniejszy numer spotka się z  zainteresowaniem. 
Życzymy przyjemnej i pożytecznej naukowo lektury!

Łukasz Burkiewicz
Redaktor naczelny „Perspektyw Kultury”
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Editorial

We are presenting you with another issue of Perspectives on Culture. The 
current issue of our quarterly is related to a multifaceted cultural and his-
torical reflection on the presence of costume in culture over the centuries, 
to which topic a thematic section has been devoted. The editing work was 
undertaken by Professors: Beata Bigaj-Zwonek, Izabela Kaczmarzyk and 
Monika Stankiewicz-Kopeć of the Institute of Cultural Studies and Jour-
nalism at the Ignatianum University in Cracow. The topic proved to be 
extremely popular and aroused great interest, hence the section itself, as 
well as the entire issue, is the most extensive one in the journal’s several-
year history. 
	 The issue you are reviewing is rich in content, which is not just about 
the number of texts, but also their thematic diversity. It contains 41 texts, 
24 of which are within the thematic section, and the rest fall under the 
regular sections of the magazine: Management and Marketing and Varia. 
There are also four texts in the Reviews (2) and Reports (2) sections. 
	 We hope you will find this issue interesting. We wish you a pleasant 
and useful reading.

Łukasz Burkiewicz
Editor-in-Chief of Perspectives on Culture
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Strój, ubiór, kostium jako symbole kulturowe

S treszczenie         

Na przestrzeni wieków odzienie – mówiąc najogólniej o wszelkich odmia-
nach ubiorów, strojów czy kostiumów – zyskało wiele funkcji, stając się jed-
nym z  najbardziej reprezentatywnych wyznaczników kultury. Ubiory, stroje, 
kostiumy w całej swojej diachronicznej i synchronicznej złożoności  – poza ich 
ściśle pragmatycznym, utylitarnym wymiarem – pełnią bowiem funkcję swo-
istych symbolicznych markerów jasno i jednoznacznie określających odgry-
waną przez kogoś w danej chwili rolę społeczną, a także odzwierciedlających 
aprobatę bądź sprzeciw wobec obowiązującej hierarchii wartości i dominują-
cych wzorów kulturowych. Ubranie, a szczególnie strój czy kostium, ujmo-
wane jako integralna całość lub też jako ich poszczególne elementy, mimo 
swojej materialności są bowiem nasycone tym, co niematerialne - wartościami 
estetycznymi, jak również właśnie znaczeniami symbolicznymi, komuniku-
jącymi (bardziej lub mniej bezpośrednio) tożsamość, poglądy, system przy-
należności do określonego kręgu kulturowego, warstwy społecznej, grupy 
zawodowej czy subkulturowej. Odzież może bowiem hierarchizować bądź 
egalitaryzować: wyróżniać kogoś na tle innych lub pozwolić mu się zama-
skować, może ujednolicać, zacierać różnice, wskazywać na społeczny pre-
stiż lub poślednią funkcję pełnioną w danej społeczności, ujawniać pragnie-
nia, tęsknoty, marzenia i aspiracje, a także wpisywać się w dyskurs pomiędzy 
wzorotwórczymi centrami kulturowymi a satelickimi peryferiami z ich kom-
pleksami bądź buntem wobec tego, co nie jest własne i rodzime, czego konse-
kwencją bywa współcześnie zwrot ku etnicznym źródłom postrzegania siebie 
i otaczającego świata. 

S Ł O WA  K LU C Z E : 	 strój, ubiór, kostium, symbol kulturowy, dzieje kultury 

Sugerowane cytowanie: Bigaj-Zwonek, B., Kaczmarzyk, I., i  Stankiewicz-Kopeć, M. (2023). 
Wokół stroju jako symbolu kulturowego. Creative-Commons CREATIVE-COMMONS-BY Perspektywy Kultury, 4/2(43), ss.  11–20. DOI: 
10.35765/pk.2023.430402.03
Nadesłano:  02 .09 .2023	 Zaakceptowano:  28 .10 .2023
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A B S T RAC T

Dress, Clothing, Costume as Cultural Symbols

Over the centuries, clothing – generally speaking of all kinds of outfits or cos-
tumes – has gained many functions, becoming one of the most representative 
determinants of culture. Clothes, dresses, costumes in all their diachronic and 
synchronous complexity – apart from their strictly pragmatic and utilitarian 
dimension – act as specific symbolic markers clearly and unambiguously defin-
ing the social role played by someone at a given moment, as well as reflecting 
approval or opposition to the existing hierarchy of values and dominant cultural 
patterns.  Clothing, especially costume, understood as an integral whole or as its 
individual elements, despite their materiality, is saturated with something intan-
gible – aesthetic values in addition symbolic meanings, communicating (more 
or less directly) identity, views, system of belonging to a specific cultural cir-
cle, social stratum, professional or subcultural group. Clothing can hierarchize 
or egalitarianize: it can distinguish someone from others or allow them to dis-
guise themselves, it can unify, blur differences, indicate social prestige or an infe-
rior function performed in a given community, reveal desires, longings, dreams 
and aspirations, as well as fit into the discourse between model-creating cultural 
centers and satellite peripheries with their complexes or rebellion against what is 
not own and native, which sometimes results in a turn towards ethnic sources of 
perception of oneself and the surrounding world. 

K E Y W O R D S :  	dress, clothing, costume, cultural symbol, history of culture

Ubranie mówi, zanim ty zdążysz się odezwać. To niepi-
sany język, zestaw kodów i klisz (Samecka, 2016, s. 12).

Zacznijmy od podstawowych ustaleń i  rozróżnień definicyjnych. Cho-
ciaż bowiem w  języku potocznym pojęcia takie jak ubiór (ubranie), strój 
i kostium często bywają stosowane synonimicznie, to w literaturze przed-
miotu (w tym przypadku wielodyscyplinarnej) na ogół odróżnia się je od 
siebie, najczęściej zwracając uwagę, że podstawową funkcją ubioru jest 
ochrona (osłona) ludzkiego ciała, zaś w przypadku stroju eksponuje się jego 
nacechowanie symboliczne (Żygulski, 1994). Z kolei kostium na ogół łączy 
się z „przebieraniem za” (Ogonowska, 2012). Przy tym badacze – idąc śla-
dami Rolanda Barthes’a (jako autora Systemu mody) często pozbawiają ubiór 
funkcji komunikacyjnej, którą przypisują kostiumowi, a także strojowi. 
	 Autorki niniejszego artykułu, przekonane, że jest inaczej, niż twierdził 
Barthes, dołączają do grona tych badaczy, którzy twierdzą, że:

(…) ubiór, strój, jak i  kostium pełnią funkcję informacyjną i  komuni-
kacyjną. Tym, co je odróżnia, jest treść przekazywanej informacji czy 
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komunikatu wynikająca z  innych funkcji przypisanych poszczególnym 
typom odzieży (Gruchoła, 2018, s. 378).

	 W przypadku ubioru jest to funkcja ochrony przed warunkami atmo-
sferycznymi (jak również – w pewnym stopniu – funkcja okrycia nago-
ści), zaś strój i kostium (obok tej użytkowej, właściwej ubiorowi) pełnią 
też „funkcję społeczną, ekspresyjną, rozrywkową, określenia tożsamości 
płciowej i seksualnej oraz symboliczną” (Gruchoła, 2018, s. 378). 
	 Od wieków człowiek postrzegał ubiór jako ważny, a wręcz niezbędny 
element własnej egzystencji. Od zarania dziejów stanowił on dla czło-
wieka ochronę przed otoczeniem i  trudnymi warunkami atmosferycz-
nymi (Ubiór, w: Brückner, 1985). Był też obroną przed czarami i klątwami 
(Ubiór, w: Kopaliński, 1991). Nieodłącznie związany z  ludzkim ciałem 
(i cielesnością) ubiór w kulturze łączył się również bezpośrednio z uczu-
ciem wstydu – to waśnie wraz z nim, w perspektywie biblijnej, zaczynają 
się dzieje ubioru. Na ten aspekt zwraca bowiem uwagę Księga Rodzaju; 
we fragmentach dających genezę początków ludzkości przynosząca także 
wzmiankę o stroju i jego pierwszej funkcji. 
	 Na kartach Biblii będącej, jak pisał Northrop Frye, swoistym „Wielkim 
Kodem” (Frye, 1998) można przeczytać, iż już po zerwaniu i spróbowa-
niu zakazanego owocu przez pierwszych rodziców: „(…) otworzyły się 
im oczy i poznali, że są nadzy; spletli więc gałązki figowe i zrobili sobie 
przepaski” (Księga Rodzaju, 3,7). A zatem w efekcie grzechu (wykroczenia 
przeciw regułom i zakazom Boga) zyskali oni świadomość własnej cie-
lesności i nagości, odczuwając wstyd, który od tego czasu stał się typowo 
ludzką cechą; dlatego zaczęli okrywać i  zakrywać własne ciała. Tracąc 
łaskę Bożą, pierwsi rodzice wraz z nią utracili łaskę niewinności własnego 
ciała (Peterson, za: Agamben, 2010). Ujrzeli bowiem swoje ciała w zupeł-
nie innym kontekście niż wcześniej (Grabowski, 2003). Popełniony grzech 
ujawnił ludzką pożądliwość, wywołując uczucie wstydu, a także poczucie 
winy. 
	 Kiedy pierwsi rodzice narazili się Bogu, łamiąc jego prawa, w  efek-
cie czego „otworzyły się im oczy i poznali, że są nadzy”. On sam (przed 
wygnaniem ich z raju) litościwie podarował im szaty ze skór, aby się nimi 
okryli: „Pan Bóg sporządził dla mężczyzny i dla jego żony odzienie ze 
skór i  przyodział ich” (Księga Rodzaju, 3,21). W  tej perspektywie ubiór 
stał się więc również darem Bożym danym ludziom, wyrazem jego opie-
kuńczości wobec własnego stworzenia, które zgrzeszyło przeciw niemu. 
Bowiem po utracie przez człowieka niewinności strój okazał się dla niego 
koniecznością; zarazem stanowiąc ochronę przed poniżającym uczu-
ciem wstydu i utratą godności, a następnie – po wygnaniu z raju – przed 
warunkami atmosferycznymi i trudami życia na ziemi.
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	 Na przestrzeni wieków odzienie (niezależnie od szczegółowych pól 
semantycznych jego poszczególnych odmian i typów) zyskało wiele funkcji, 
stało się jednym z najbardziej reprezentatywnych wyznaczników kultury. 
Ubiory, stroje, kostiumy w całej swojej diachronicznej i synchronicznej zło-
żoności – poza ich ściśle pragmatycznym, utylitarnym wymiarem – zaczęły 
pełnić funkcję swoistych symbolicznych markerów jasno i  jednoznacznie 
określających odgrywaną przez kogoś w danej chwili rolę społeczną, a także 
odzwierciedlających aprobatę bądź sprzeciw wobec obowiązującej hierar-
chii wartości i dominujących wzorów kulturowych. 
	 Ubranie, a  szczególnie strój czy kostium, ujmowane jako integralna 
całość lub też jako ich poszczególne elementy nie są bowiem kulturowo 
przezroczyste, wręcz przeciwnie – mimo swojej bezdyskusyjnej material-
ności są nasycone tym, co niematerialne. Po pierwsze wartościami este-
tycznymi, bo przecież wszystko to, co człowiek na siebie zakłada w okre-
ślonych okolicznościach, może się mniej lub bardziej podobać, może się 
zwyczajnie nie podobać, ale też wzbudzać oceny ambiwalentne bądź 
wprost szokować czy nawet odrzucać. Po drugie są nasycone wspomnia-
nymi wyżej symbolicznymi znaczeniami, komunikującymi czasem bez-
pośrednio, a  czasem w  sposób zawoalowany czy wręcz ezopowy tożsa-
mość, poglądy, system przynależności do określonego kręgu kulturowego, 
warstwy społecznej, grupy zawodowej czy subkulturowej.
	 Odzież może bowiem hierarchizować bądź egalitaryzować: wyróżniać 
kogoś na tle innych lub pozwolić mu się zamaskować, może ujednoli-
cać, zacierać różnice, wskazywać na społeczny prestiż lub poślednią funk-
cję pełnioną w danej społeczności, ujawniać pragnienia, tęsknoty, marze-
nia i aspiracje, a także wpisywać się w dyskurs pomiędzy wzorotwórczymi 
centrami kulturowymi a satelickimi peryferiami z ich kompleksami bądź 
buntem wobec tego, co nie jest własne i  rodzime, czego konsekwen-
cją bywa współcześnie zwrot ku etnicznym źródłom postrzegania siebie 
i otaczającego świata. Ten katalog cech ubiorów, strojów i kostiumów nie 
jest bynajmniej zamknięty, nie obejmuje wszystkich kontekstów, poprzez 
które można je postrzegać i analizować. I chociaż na pewno rację miał już 
James Laver, wskazując na trzy główne cele, jakim na przestrzeni wie-
ków niezmiennie podporządkowane było to, jak człowiek poprzez odzie-
nie wpływał na swój wygląd, czyli: użyteczność, odzwierciedlenie hierar-
chii i zwiększenie lub podkreślenie własnej atrakcyjności, wśród których 
zawsze w zależności od czasów bądź przynależności do grupy społecznej 
jeden z celów odgrywał rolę dominującą (Baldwin i in., 2007), to – w prze-
konaniu Autorek artykułu – swoistą częścią wspólną różnych ujęć tego, co, 
jak, kiedy i dlaczego człowiek na przestrzeni wieków na siebie zakładał 
i  tego, co i w  jakich okolicznościach nosi dzisiaj, jest przede wszystkim 
perspektywa semantyczna. 
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	 Odzienie bowiem – mówiąc najogólniej o wszelkich odmianach ubio-
rów, strojów czy kostiumów – stanowi zawsze w pierwszym rzędzie istotny 
znak oraz jeden z  ważniejszych symboli kulturowych (Oesterreicher
‑Mollwo, 1992). W  tej perspektywie ubiory, stroje i  kostiumy zawsze 
znaczą, stając się – jak każdy symbol – jednym z niewątpliwie istotnych 
„szyfrów egzystencji”, jak nieprzypadkowo określił symbole Karl Jaspers 
(Jaspers, 1998). W symbolach skupia się bowiem „całe bogactwo rozma-
itych przejawów i  funkcji społeczno-kulturowych” (Kowalski, 1996). Są 
one swego rodzaju „dowodami tożsamości” (Cassirer, 1971), których 
głównym zadaniem jest „rozpoznanie”, inspirowanie do szukania głęb-
szych treści i znaczeń w nich ukrytych. 
	 Patrząc na strój (i  kostium) w  perspektywie symbolicznej, można go 
postrzegać jako symbol własnego „ja” oraz społecznego przystosowania 
i rangi społecznej człowieka go noszącego. Strój może być też wyrazem oso-
bowości jego właściciela, nośnikiem informacji na temat jego gustu, upo-
dobań, preferencji estetycznych, a także wieku, osobowości. W kontekście 
związków pomiędzy strojem a  osobowością (wcale nie prostych i  jedno-
znacznych) badacze wspominają także o  „funkcji komunikowania przez 
zamaskowanie” (Kuczyńska, 1983), na ogół przywołując kategorię „maski” 
(maskowania, gry) i podkreślając, iż w dyskursie antropologicznym „maska 
funkcjonuje nie tyle jako zakrycie twarzy lub/i głowy, które służy przysło-
nięciu prawdziwej tożsamości tego, kto ją nosi i ukazania innego oblicza”, 
ile jako „ogólniejsza kategoria ekspresji”, obejmująca przebranie, a „w roz-
szerzonym znaczeniu – wszelką transformację czyjegoś wyglądu” (Muller, 
2018). W tej perspektywie strój staje się również jednym ważniejszych ele-
mentów tzw. komunikacji niewerbalnej, swoistym narzędziem socjotech-
nicznym mającym wpływ na zachowania mas ludzkich (Hadnagy, 2021). 
	 Przez wieki odzienie (chociaż jego podstawową, głęboko osadzoną 
w prehistorii funkcją była ochrona ciała przed warunkami atmosferycz-
nymi, co umożliwiło przetrwanie w trudnym, niesprzyjającym środowi-
sku) stało się zwierciadłem kulturowych przemian i kodem kulturowym, 
znakiem afirmacji lub negacji kulturowej rzeczywistości, a pomiędzy tymi 
dwoma biegunami toczy się od wieków ludzka egzystencja.
	 Strój służył podkreśleniu przynależności do wspólnoty, ale też wyróż-
nieniu się spośród niej. Nawet w dawnych społeczeństwach zamieszkują-
cych obszary wiejskie – zróżnicowanych pod względem ekonomicznym – 
najzamożniejsze warstwy społeczne, które zamieszkiwały obszar danej wsi, 
eksponowały własną odrębność oraz przynależność do danej klasy społecz-
nej na kilka sposobów. Socjologowie i etnolodzy zwracają uwagę, iż jednym 
z nich była separacja od pozostałych mieszkańców (m.in. poprzez budowa-
nie dworków w oddaleniu od sąsiadów), kolejnym zawieranie małżeństw 
w obrębie własnej grupy, wreszcie – noszenie odpowiedniego stroju. Z kolei 
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próby przekraczania owych granic, np. poprzez zakładanie stroju przynależ-
nego osobom należącym do innej warstwy społecznej lub nadmierne ozda-
bianie stroju przypisanego danej społeczności (wykraczanie poza kanon) 
były źle odbierane i karane przez wiejską społeczność (Salwa, 2011, s. 91).
	 Jak bowiem podkreśla Kinga Czerwińska, również strój ludowy 
(w  rozumieniu stroju odświętnego, ceremonialnego) należy analizo-
wać nie tylko w perspektywie materialnej, ale także jako zjawisko ważne 
w kontekście społecznego wymiaru kultury. Badaczka pisze:

(…) Potrzeba kreowania wizerunku nie istnieje bowiem, jeśli nie mamy 
odbiorców, dla których to, jak wyglądamy, stanowi pierwszy krok w definio-
waniu tego, kim jesteśmy. Obecnie, w kulturze współczesnej, kwestie te mają 
zasadnicze znaczenie w wyrażaniu zarówno indywidualnych, jak i zbioro-
wych potrzeb uzewnętrzniania tożsamości. W kulturze ludowej aspekt ten 
był, poprzez strój również niezwykle akcentowany (Czerwińska, 2018, s. 83).

	 W dziejach kultury strój był zawsze swoistym komunikatem informują-
cym o zamożności, sile, roli, pozycji i klasie społecznej (Wyszyńska, 2014). 
Z  tego względu każdy dawny władca (wódz) przywdziewał odpowiedni 
strój, podkreślający jego godność, i posiadał właściwe atrybuty, wśród któ-
rych ważne miejsce zajmowały poszczególne części tej ceremonialnej gar-
deroby (Boucher, 2006). Niezwykle ważną rolę odgrywała m.in. właściwa 
kolorystyka stroju i  jego elementów (np. w wiekach średnich) (Huizinga, 
1992), w Chinach mandaryni nosili płaszcze do kostek, a francuska arysto-
kracja ubierała się w jedwab, będący materiałem znaczącym, zarezerwowa-
nym wyłącznie dla społecznej elity (Baldwin i in., 2007). 
	 Z tego względu w  społeczeństwach tradycyjnych, mocno zhierar-
chizowanych mimo zmienności form ubioru w czasie (aczkolwiek była 
to zmienność raczej w  długiej perspektywie) nie występowało zjawi-
sko mody  – w  rozumieniu manifestacji nowoczesności, awangardowo-
ści. Sprawujący władzę, prezentując się ogółowi, nie mieli być „modni”, 
ale mieli swoim wyglądem, odróżniającym ich od „wszystkich innych”, 
wyraziście podkreślać swoją jednoznacznie dominującą pozycję. W takim 
ujęciu moda nie jest bowiem tożsama z obyczajem, dlatego w społeczeń-
stwach tradycyjnych, gdzie utrwalone w  przeszłości modele zachowań 
(co obejmuje też kwestie stroju, zwłaszcza ceremonialnego) były względ-
nie niezmienne, pojęcie mody nie było znane. Stało się ono wyróżnikiem 
dopiero zmiany kulturowej, polegającej na przełamaniu znaczenia zinsty-
tucjonalizowanego podziału klasowego w obrębie którego, jak podkreślają 
autorzy Wstępu do kulturoznawstwa, „(…) elita – pozbawiona insygniów 
władzy i dobrobytu – odróżnia się od «ludu» stylem i spektakularnością” 
(Baldwin i in., 2007, s. 333). Moda wyraża bowiem dobitnie „(…) samą 
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kulturę, zachodzące w niej zmiany i pojawiające się nowe tendencje, uka-
zując specyfikę naszych czasów” (Hańderek, 2019, s.  5). Takie pojmo-
wanie mody eksponuje jej podstawową cechę, jaką jest zmienność. Nic 
zatem dziwnego, że dla Braudela to właśnie moda była swoistą kwintesen-
cją zmiany, w jego przekonaniu stanowiącej istotę tożsamości europejskiej 
(owa zmienność mody na terenie Europy tak bardzo dziwiła Japończy-
ków, kiedy gościli u siebie Hiszpanów), co uczony ten wiązał z rozwojem 
kapitalizmu (Braudel, 1992). 
	 Oparta na ideach naśladownictwa i odrębności moda jest formą uspo-
łecznienia, na co zwracał uwagę już Georg Simmel (2007, s. 273), pisząc:

Moda to naśladownictwo danego przykładu, zaspokajające pragnienie 
adaptacji społecznej: wiedzie jednostkę drogą, którą podróżują wszyscy. 
(…) Zarazem w mniejszym stopniu zaspokaja pragnienie różnicowania, 
tendencję ku odmienności, pragnienie zmiany i przeciwieństwa (…).

	 Przy czym trzeba zaznaczyć, że chociaż, rzeczywiście, zmienność 
jest istotą mody, to w  społeczeństwach nowoczesnych czy ponowoczes-
nych, nie tyle „(…) zmieniają się mody, co sama moda”, co prowadzi zda-
niem Freda Davisa do „(…) zluzowania więzi między znaczącym i zna-
czeniem” ze względu na to, że związek pomiędzy ubraniem a statusem 
społecznym czy profesją nie jest już tak sztywny i oczywisty jak niegdyś 
(Baldwin i in., 2007, s. 334). 
	 Dzieje – zarówno te dawne, jak i nowsze – pokazują więc szczególne 
związki różnych typów odzienia z szeroko rozumianą kulturową rzeczy-
wistością, zwracając uwagę, że mogły one być swoistym wizualnym noś-
nikiem dowodzącym niezmienności i  trwałości tradycji, czasem idącym 
w kierunku konserwatyzmu czy konformizmu, ale też nośnikiem nowych 
idei czy trendów, a także demonstracją poglądów (politycznych, społecz-
nych, kulturowych) osób go noszących. Jak trafnie zauważyła Lucyna 
Rotter w historii kultury „(…) poprzez ubiór uzewnętrzniano zarówno 
przekonania patriotyczne i narodowe, jak i religijne” (Rotter, 2016, s. 175–
176). Przykładowo na gruncie polskim swoistą manifestacją poglądów 
społecznych, politycznych (narodowych) były m.in.: kontusz i  frak (na 
przełomie XVII i XVIII w.) (Roćko, 2015), czarne stroje założone przez 
przedstawicieli miast królewskich w  czasach Sejmu Wielkiego w  czasie 
tzw. czarnej procesji czy czarna żałobna sukienka w  czasach przedpo-
wstaniowych manifestacji, jak również w okresie powstania styczniowego 
i  po jego klęsce. W  tym kontekście warto też wspomnieć choćby wątek 
z dziejów osiemnastowiecznej Hiszpanii „bunt długich peleryn i kapelu-
szy z szerokim rondem” (Obtułowicz, 2007), ale też przerażające w swej 
wymowie stroje członków Ku-Klux-Klanu i wiele, wiele innych.
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	 Natomiast na to, jak ściśle strój związany był ze zmianami obycza-
jowymi, wskazuje chociażby przykład gorsetu czy spodni damskich. Te 
obydwie części garderoby stały się z czasem znakami tożsamości, przeko-
nań noszących je kobiet oraz ich stosunku do świata. Pierwszy z nich – 
gorset  – u  progu XX wieku (w  tamtym czasie już produkowany seryj-
nie) stał się „(…) społecznym symbolem damskiej mody i swego rodzaju 
akcesorium podkreślającym kobiecość. Dawał bowiem swym właściciel-
kom «moc uwodzicielską»”. Z drugiej zaś strony wyrósł do rangi symbolu 
ograniczenia (a wręcz zniewolenia) kobiet, bowiem:

(…) kobieta, stanowiąc dla mężczyzny pokusę, potrzebuje swego rodzaju 
pancerza, a „być dobrze zasznurowaną” dla kobiety znaczyło tyle, co być 
uczciwą i moralnie niezwyciężoną (Grzejszczak, 2021, s. 94).

	 Z kolei spodnie – część garderoby, na noszenie której (w kręgu euro-
pejskim) przez długi czas monopol mieli jedynie mężczyźni, kiedy zaczęły 
ubierać je kobiety – urosły do rangi symbolu wyzwolenia kobiet, a także ich 
wejścia w nowe role społeczno-kulturowe. Z kolei z drugiej strony spodnie 
stały się symbolem burzenia ładu społecznego, wyparcia się przez noszące je 
kobiety własnej tożsamości (kobiecości) (Toussaint-Samat, 2002). Przykład 
spodni damskich pokazuje, że w dziejach kultury strój bywa więc również 
narzędziem buntów obyczajowo-społecznych – związanych z emancypa-
cją kobiet (jak spodnie) (Szymczak, 2017), a także narodowych (jak polska 
czarna sukienka z okresu powstania styczniowego). 
	 Wskazane wyżej najważniejsze konteksty funkcjonowania ubiorów, 
strojów czy kostiumów, oczywiście, nie wyczerpują istoty tego fascynu-
jącego zjawiska, ale najważniejsze wydaje się to, że mówiąc o  wszyst-
kim, co dotyczy owej diachronii i synchronii szeroko rozumianego odzie-
nia, mówimy o świecie kultury i człowieku, który jest jej twórcą. Należy 
więc podkreślić, że każda z podejmowanych w tym zakresie refleksji musi 
cechować się interdyscyplinarnością/wielodyscyplinarnością, ponieważ 
ubiory, stroje czy kostiumy są przedmiotem pogłębionych analiz nie tylko 
kulturoznawców, ale też badaczy reprezentujących wiele innych dyscyplin 
naukowych (m.in. socjologów, psychologów, historyków idei, historyków 
sztuki, literaturoznawców, filozofów, a  nawet ekonomistów), analizują-
cych z punktu widzenia różnorodnych naukowych paradygmatów i meto-
dologicznych perspektyw ów klasyczny trójpodział podstawowych funkcji 
tego, czym człowiek okrywa swoje ciało, a więc utylitarność, symbolicz-
ność i estetykę odzieży. Odzwierciedleniem owej różnorodności i wielości 
ujęć są także zgromadzone w niniejszym numerze „Perspektyw Kultury” 
artykuły podejmujące problematykę fenomenu zjawisk koncentrujących 
się „Wokół [tytułowego] stroju w kulturze”.
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Czarna sukienka: moda żałobna jako forma protestu 
i narzędzie sprzeciwu wobec carskiego zaborcy w dobie 

powstania styczniowego 

S treszczenie         

Na początku lat 60. XIX w. moda na ziemiach polskich została w sposób szcze-
gólny wpisana w konteksty polityczne i narodowe oraz ściśle powiązana ze 
sprawą polską, stając się narzędziem walki z zaborcą. Najpierw, na początku 
lat 60. XIX stulecia – w okresie przedstyczniowych demonstracji – na znak 
żalu po utraconej Ojczyźnie oraz jako wyraz narodowej solidarności. Następ-
nie w czasie powstania styczniowego i po jego upadku (1863/1864), kiedy strój 
ten stał się także znakiem indywidualnej straty osobistej wielu tysięcy Polek – 
wyrazem ich żalu po najbliższych (ojcach, mężach, synach narzeczonych) 
utraconych albo bezpośrednio w trakcie walk powstańczych, albo na skutek 
represji zaborcy. W efekcie polska czarna żałobna suknia weszła do kultury 
jako symbol splotu dziejów zniewolonej Ojczyzny z dramatycznymi losami 
indywidualnych Polaków. 
	 Analiza tytułowego zagadnienia zostanie przeprowadzona na podsta-
wie materiałów źródłowych, wśród których znajdują się m.in.: wspomnienia 
z epoki, pamiętniki, zapiski, listy, artykuły prasowe, broszury, jak też raporty 
i dokumenty urzędowe. Zwracają one uwagę, iż w owym czasie moda była 
obiektem bacznej obserwacji i wnikliwej analizy zarówno samych Polaków, 
jak i zaborców – zwłaszcza rosyjskich, a także stała się istotnym elementem 
pamięci. Jako że zjawisko mody, mocno związane z tzw. duchem czasu należy 
interpretować w  szerszym kontekście, uwzględniając m.in. ówczesne prze-
miany społeczno-polityczne, kulturowe, pod uwagę zostaną wzięte również 
odpowiednie opracowania tematyczne, pozwalające na rekonstrukcję wspo-
mnianych kontekstów.

S Ł O WA  K LU C Z E : 	 czarna sukienka, moda żałobna, powstanie styczniowe, 
kultura polska XIX w., symbolika stroju

Sugerowane cytowanie: Stankiewicz-Kopeć, M. (2023). Czarna sukienka: moda żałobna jako 
forma protestu i narzędzie sprzeciwu wobec carskiego zaborcy w dobie powstania styczniowego. 
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A B S T RAC T

The Black Dress: Mourning Fashion as a  Form of Protest and a  Tool 
of Opposition to the Tsarist Invaders around the January Uprising

At the beginning of the 1860s, fashion in Poland was specifically inscribed in 
political and national contexts and closely linked to the Polish cause, becom-
ing an instrument of struggle against the invader. First, in the early 1860s – 
during the pre-January demonstrations – as a sign of mourning for the lost 
homeland and as an expression of national solidarity. Then, during the Jan-
uary Uprising and after its fall (1863/64), when dress also became a sign of 
individual personal loss for many thousands of Polish women; an expression 
of their grief for their loved ones (fathers, husbands, fiancées, sons) lost either 
directly during the Uprising or as a  result of repression by the invader. As 
a result, the Polish black mourning dress entered the culture as a symbol of the 
intertwining of the history of the enslaved country with the dramatic destinies 
of individual Poles.
	 The analysis of the title issue will be carried out on the basis of source 
materials, including contemporary memoirs, diaries, notes, letters, newspaper 
articles, pamphlets, as well as reports and official documents. They point out 
that fashion at that time was an object of close observation and careful anal-
ysis both by the Poles themselves and by the partitioners, especially the Rus-
sians, and became an important element of memory. Since fashion, strongly 
connected with the so-called “spirit of the times”, should be interpreted in 
a broader context, taking into account the socio-political, cultural changes of 
the time, relevant thematic studies are also taken into account, allowing for the 
reconstruction of the aforementioned contexts.

K E Y W O R D S :  	black dress, mourning fashion, January Uprising, 19th century 
Polish culture, dress symbolism
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Schowaj matko suknie moje,
Perły, wieńce z róż:
Jasne szaty, świetne stroje,
To nie dla mnie już! –
Niegdyś jam stroje, róże lubiła,
Gdy nam nadziei wytryskał zdrój;
Lecz gdy do grobu Polska zstąpiła,
Jeden mi tylko przystoi strój:
Czarna sukienka! (Gaszyński, 1868, s. 160)

Wstęp

Pisząc o  jednym z  najważniejszych polskich symboli kulturowych cza-
sów zaborów, czarnej sukience, nie sposób nie przywołać słynnej nie-
gdyś pieśni Konstantego Gaszyńskiego pod tymże tytułem; napisanej 
przez autora na emigracji (w Paryżu) w roku 1832 – utworu chyba naj-
częściej cytowanego w tym kontekście. Pomimo popularności wspomnia-
nej pieśni (Klaczko, 1851, nr  59–60), poniekąd mobilizującej ówczesne 
Polki do założenia czarnych sukien na znak żałoby narodowej już po klę-
sce powstania listopadowego, rodaczki Gaszyńskiego tytułowe „czarne 
sukienki” przywdziały masowo dopiero trzy dekady później. Najpierw 
w okresie przedstyczniowych demonstracji (na początku lat 60. XIX stu-
lecia) – na znak żalu po utraconej Ojczyźnie oraz jako wyraz narodowej 
solidarności. Następnie w czasie powstania styczniowego i po jego upadku 
(1863/64)  – kiedy strój ten stał się także znakiem indywidualnej straty 
osobistej wielu tysięcy Polek; wyrazem ich żalu po najbliższych (ojcach, 
mężach, synach, narzeczonych) utraconych albo bezpośrednio w  trak-
cie walk powstańczych, albo na skutek represji zaborcy. W  efekcie pol-
ska czarna żałobna suknia weszła do kultury jako symbol splotu dziejów 
zniewolonej Ojczyzny z dramatycznymi losami indywidualnych Polaków. 
	 Celem niniejszego artykułu jest pokazanie, w  jaki sposób w  dobie 
powstania styczniowego 1 polska moda 2 żałobna (tzw. czarna moda) stała 

1	 Tytułowa „doba powstania styczniowego” będzie rozumiana tutaj szeroko: jako czas od przed-
powstaniowych manifestacji religijno-patriotycznych (na początku lat 60.), poprzez okres jego 
trwania (1863–1864), aż do roku 1866, kiedy zakazano żałoby narodowej.

2	 W niniejszym artykule modę pojmuję jako: „sposób ubierania się, czesania i makijażu popu-
larny w jakimś okresie lub miejscu”. Zob. hasło: „moda”, w: Słownik języka polskiego PWN, 
w: https://sjp.pwn.pl/slowniki/moda.html (dostęp: 09.08.2023). 

		  Niniejszy artykuł wpisuje się w  coraz bardziej popularny nurt zainteresowania życiem 
codziennym dawnych epok; moda jest jednym ze zjawisk. Jednym z jego elementów jest właś-
nie moda. Szeroko rozumiana moda (wykraczająca poza wspomniany obszar) jako zjawisko 
kulturowe jest obiektem uwagi wielu badaczy współczesnych: „Moda to dziś słowo-klucz, 
pojęcie-worek, jak też (przede wszystkim) fenomen opisujący specyfikę naszego świata już nie 
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się narzędziem sprzeciwu wobec rosyjskiego zaborcy. Jednym z najważ-
niejszych jej elementów była właśnie żałobna czarna sukienka, niekiedy 
zwana „polską suknią” 3. Analiza tytułowego zagadnienia zostanie prze-
prowadzona na podstawie materiałów źródłowych, wśród których znaj-
dują się m.in.: wspomnienia z  epoki, pamiętniki, zapiski, listy, artykuły 
prasowe, broszury, jak też raporty i dokumenty urzędowe. Zwracają one 
uwagę, iż w owym czasie moda była obiektem bacznej obserwacji i wni-
kliwej analizy zarówno samych Polaków, jak i  zaborców  – zwłaszcza 
rosyjskich, a także stała się istotnym elementem pamięci. Jako że zjawi-
sko mody, mocno związane z  tzw. duchem czasu, należy interpretować 
w  szerszym kontekście, uwzględniając m.in. ówczesne przemiany spo-
łeczno-polityczne, kulturowe, pod uwagę zostaną wzięte również odpo-
wiednie opracowania tematyczne, pozwalające na rekonstrukcję wspo-
mnianych kontekstów. 
	 W tym miejscu należy dodać, iż pomimo że czarna żałobna sukienka 
w kulturze polskiej urosła do rangi ważnego symbolu kulturowego, to jed-
nak jak dotąd nie doczekała się osobnej monografii, chociaż bywa przed-
miotem refleksji naukowej; zwłaszcza przy okazji kolejnych rocznic 
wybuchu i upadku powstania styczniowego (Sieradzka, 1993, s. 106 i n.; 
Możdżyńska-Nawotka, 2002; Krypczak, 2012, s. 117–136).

I. Wokół symboliki stroju 

Spośród wielu symboli zakorzenionych w kulturze strój posiada znacze-
nie wyjątkowe (Boucher, 2006, s. 25 i n.). Jest on swego rodzaju komuni-
katem kulturowym, zaś w połączeniu z charakterystycznymi atrybutami 
stanowi (co było szczególnie widoczne w dawnych wiekach) o przynależ-
ności do grupy społecznej; o  identyfikacji z nią bądź o odróżnianiu się 
od niej (Turnau, 1986, s.  67 i  n.; Żygulski jr., 1992, s.  9 i  n.). Ubranie 
o określonym kroju i kolorze „mówi”, stając się wyrazem pozycji społecz-
nej noszącego je: jego znaczenia, rangi, zamożności, a także poglądów na 
rzeczywistość, preferencji oraz stosunku do świata. Zakładając w sposób 

tylko w sferze kultury popularnej, ale – nierzadko – także w obrębie humanistycznej refleksji” 
(Winnicka, 2018. s. 11). Jednak w tym miejscu te aspekty pozostawiam poza obszarem uwagi, 
koncentrując się na wąsko pojmowanej modzie – we wspomnianym powyżej znaczeniu.

3	 Czarne sukienki pojawiły się na obrazach Artura Grottgera, portretach Józefa Simmlera, 
a  także  na licznych ówczesnych fotografiach Polek w  żałobie (Krypczyk, 2012, s.  117 i  n.). 
Znalazły również swoje miejsce w literaturze pięknej, m.in. w wierszu Konstantego Gaszyń-
skiego (do którego kilka razy dorabiano melodię), a potem np. w twórczości Elizy Orzeszko-
wej, Bolesława Prusa, Henryka Sienkiewicza, chociaż ze względów cenzuralnych nie zostały 
one obudowane szczegółowymi opisami. 
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świadomy garderobę o określonym kroju i kolorze, człowiek zyskuje moż-
liwość zaakcentowania własnej tożsamości, zamanifestowania wspólnoty 
z  innymi członkami społeczeństwa, wyrażenia własnych emocji, uczuć 
i przekonań (np. politycznych, religijnych). 
	 Tego rodzaju funkcja stroju znalazła swoje odzwierciedlenie także 
w  dziejach Polski, zwłaszcza w  okresach trudnych i  przełomowych dla 
narodu. Dla porządku należy zaznaczyć, że włączenie w okresie powsta-
nia styczniowego stroju (mody) w konteksty patriotyczno-propagandowe, 
a w związku z tym pojmowanie go jako ważnego narzędzia do wyrażania 
poglądów, preferencji politycznych i światopoglądowych, miało już pewną 
tradycję na ziemiach polskich. Przykładowo: kilkanaście lat po pierw-
szym rozbiorze Rzeczpospolitej, w czasach obrad Sejmu Czteroletniego 
(1788–1792), przywdzianie określonego stroju stawało się jawną demon-
stracją preferencji politycznych. Z  tego powodu sarmaccy tradycjonali-
ści publicznie deklarowali swoje przekonania i przywiązanie do określo-
nego systemu wartości, ubierając się w dawny strój staropolski (zakładając 
kontusze, żupany, lite pasy), aby odróżnić się od stronnictwa opozycyj-
nego odzianego „z cudzoziemska” – w modne w Europie zachodniej fraki 
(Roćko, 2015; Woźnowski, 1971, s. 27–47). 
	 Zainteresowanie walorami propagandowymi stroju, zwłaszcza tego 
dawnego, staropolskiego – uznawanego za narodowy/polski (Gołębiowski, 
1830; Sieradzka, 2003) – wzrosło w czasach romantyzmu (w latach 1822–
1864) wraz z ogólną fascynacją dawnością, tradycją i historią narodową, 
jak również przy okazji zainteresowania symbolami i ich możliwościami 
(Jarosińska, 2017). Wówczas w kręgach nastawionych narodowo zaczęto 
przywdziewać tradycyjne stroje polskie, co było manifestacją powrotu do 
rodzimych (sarmackich) wartości oraz przypomnieniem wolnej Rzeczpo-
spolitej 4. Jako że ubiór szlachecki (staropolski) stosunkowo szybko został 
uznany przez zaborcę za niebezpieczny, w zaborze rosyjskim zakazano 
go już po upadku powstania listopadowego (1831). Nadal jednak chętnie 
noszony był w Galicji, gdzie cieszył się uznaniem i popularnością – przy-
wdziewany zarówno podczas prywatnych uroczystości, jak i świąt narodo-
wych, stał się symbolem jedności, wspólnoty, patriotyzmu. 
	 Moda na „strój polski” rozwinęła się na początku lat 60. XIX wieku 
wraz z pierwszymi demonstracjami patriotycznymi (Biedrońska‑Słotowa, 
2005). To właśnie staropolskie kontusze, czamary, żupany stały się wówczas 
(obok czarnych żałobnych sukien) strojami najbardziej przemawiającymi 

4	 To właśnie na tej fali Onufry Pietraszkiewicz  – filomacki przyjaciel Adama Mickiewicza  – 
w czasach studenckich ostentacyjnie ubierał sarmacki kontusz i nosił wąsy (do czasu kiedy nie 
został zmuszony przez władze Uniwersytetu Wileńskiego do zaprzestania tego rodzaju mani-
festacji), wnosząc w szeregi filomatów „sarmacką zamaszystość” (Kleiner, 1913, s. 336).
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do Polaków. W związku z narodowym „przebudzeniem” (Ramotowska, 
2018) na początku lat 60. na ulicach polskich miast  – na czele z  War-
szawą – pojawiły się więc, obok strojów żałobnych, także barwne i „fan-
tazyjne kostiumy”, nawiązujące do strojów staropolskich. Przekazywane 
za ich pośrednictwem komunikaty zgłębiano i rozszyfrowywano równie 
wnikliwie jak istotę alegorii w ówczesnej literaturze i sztuce. 
	 Tego rodzaju „manifestacje kostiumowe” (określenie Wasylewskiego, 
1962, s. 500) w czasach niewoli politycznej wyrastały z potrzeby zaznacze-
nia własnej tożsamości narodowej, jednocześnie stanowiąc wyraz sprze-
ciwu wobec zaborców. Toteż nic dziwnego, że władze zaborcze przyglą-
dały im się z narastającą irytacją i niepokojem. Na początku kwietnia 1861 
roku generał lejtnant Leon Gieczewicz pisał do generała Wasyla Dołgoru-
kowa (naczelnika III Wydziału):

Ulice są ich pełne [tj. tego rodzaju strojów – M.S.‑K.]. Są to żałobne i fan-
tazyjne kostiumy, w różnorodności najbardziej oryginalne. Konfederatki 
(des bonnets d’une carrure) przesadnej wielkości, z  białego, niebieskiego 
i  czerwonego aksamitu, z piórkiem lub białym pióropuszem, czamarki, 
a nawet od wczoraj kontusze. To karnawał wenecki. — Według wszel-
kiego prawdopodobieństwa będziemy musieli użyć siły zbrojnej (Powsta-
nie styczniowe. Materiały i dokumenty, 1964, s. 98).

Pomimo popularności barwnych strojów narodowych, prezentowa-
nych ówcześnie w rozmaitych oryginalnych zestawieniach, w  latach 60. 
na ulicach polskich miast królowała żałobna czerń – a zwłaszcza czarne 
sukienki. 
	 W tym miejscu warto dodać, iż na fali rozbudzonego przez roman-
tyzm zainteresowania symbolami, wzrosło także zainteresowanie samą 
kolorystyką strojów, zaś czerń w  drugiej połowie XIX stulecia zyskała 
wyjątkową rangę i  znaczenie (Jurek, 2011, nr 6) zarówno na ziemiach 
polskich, jak i na Zachodzie Europy, chociaż w obu przypadkach z róż-
nych powodów. Noszenie się na czarno Polek i Polaków w latach 60. XIX 
stulecia było przede wszystkim wielką prowokacją społeczeństwa pol-
skiego wobec rosyjskiego zaborcy (Możdżyńska-Nawotka, 2002, s. 227–
229). Dla zniewolonych i prześladowanych Polaków czerń stała się jed-
nym ze sposobów wyrażania przynależności do wspólnoty dotkniętej 
bólem i  cierpieniem. Należy przy tym zaznaczyć, iż chociaż w  dobie 
powstania styczniowego kolor czarny dominował w strojach i dodatkach 
oraz w  biżuterii, najpełniej symbolizując polską żałobę narodową, to 
z czasem (w związku z carskimi zakazami dotyczącymi noszenia czerni) 
w tej roli pojawiały się także inne kolory, takie jak np.: biel, fiolet, szarość, 
a nawet ciemny brąz. 
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	 Tytułowe czarne żałobne sukienki, które w latach 60. pojawiły się naj-
pierw na ulicach Warszawy, a potem także innych polskich miast i miaste-
czek, najczęściej szyto z tkanin bez połysku lub półmatowych, co miało być 
wyraz żałobnej skromności i powściągliwości. Następnie, zgodnie z modą 
epoki, na ogół upinano je na rozłożystych krynolinach (stelażach) 5, spód-
nice zaś spinano w talii paskiem zakończonym mosiężną klamrą (Moż-
dżyńska-Nawotka, 2002, s. 232). Przy czym na gruncie polskim moda na 
szerokie krynoliny miała także – oprócz aspektów estetycznych – znacze-
nie praktyczne, szczególnie ważne zwłaszcza dla kobiet zaangażowanych 
w konspirację. Jak wspominała po latach konspiratorka i kurierka Mariana 
Langiewicza, Jadwiga Prendowska, w  sukni rozpiętej na szerokiej kry-
nolinie stosunkowo łatwo można było ukryć przemycaną broń, proch, 
amunicję lub bibułę. „Dzielne patriotki podwiązywały pakunki, które 
miały przetransportować, do pasa pod spódnicą”, a krynolina „pokrywała 
powiększenie objętości figury” owych dam obładowanych niebezpiecz-
nymi paczkami „jak wielbłądy” (Prendowska, 1962, s. 146). Z czasem car-
scy agenci, coraz bardziej wyczuleni na te podejrzane elementy damskiej 
garderoby, zatrzymywali Polki i  „w sposób brutalny haczykami obdzie-
rali [ich– M.S.‑K.] suknie”, przy tym celowo upokarzając je publicznie; 
tego rodzaju wydarzenia odnotowano m.in. w Warszawie latem 1863 roku 
(Prendowska, 1962, s. 213)
	 Jako że podstawowym założeniem polskiej mody żałobnej była skrom-
ność, dlatego powszechnie zalecano także rezygnację z dekoltów, w efek-
cie czego ówczesne suknie były mocno zabudowane pod szyją (Możdżyń-
ska-Nawotka, 2002, s.  232; Krypczyk, 2012, s.  125). Niekiedy zdobiono 
je jedynie małymi białymi kołnierzykami, zaś długie rękawy wykań-
czano mankietami w tymże kolorze, który, jak już zostało wspomniane, 
także bywał używany jako kolor żałoby narodowej. Tego rodzaju sukienki 
utrwalił na swoich obrazach Artur Grottger.
	 W skład dodatków nadających damskiemu ubiorowi charakteru żałob-
nego wchodziły również czarne: czepce, kapelusze z  gęstym woalem, 
szale oraz chustki tarlatanowe zakładane na głowę i ramiona. Dopełnie-
niem stroju była patriotyczna biżuteria żałobna, mająca w tamtym okresie 
szczególnie ważne znaczenie symboliczne 6.

5	 Krynolina – „rozwiązanie techniczne służące do rozszerzania kobiecych spódnic, używane 
w XIX w. Od 1842 r. były noszone pod spodem spódnice ze sztywnych tkanin lub włosia, od 
1850 r. krochmalone i rozpinane na fiszbinach. Ok. 1856 r. zastąpiły je metalowe klatki, które 
wyszły z użycia ok. 1867 r.  (...)” ( Turnau, 1999, s. 156). Krynolina noszona na ziemiach pol-
skich nie była jednak aż tak rozłożysta jak na Zachodzie (Banach, 1957, s. 312).

6	 „(…) bransolety w kształcie więziennych łańcuchów, broszki z motywem cierniowej korony, 
krzyżyki, kolczyki i obrączki wykonane z czarno oksydowanej stali” (Sieradzka, 1993, s. 106).
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Il. 1. Artur Grottger, Pożegnanie powstańca (1866): Muzeum Narodowe w Krakowie

Źródło: http://www.pinakoteka.zascianek.pl/Grottger/Images/Pozegnanie.jpg 
(dostęp: 29.09.2023)

	 Moda żałobna, oprócz strojów kobiecych (czarna sukienka) i męskich 
(gdzie  – z  wyjątkiem koszuli  – pozostałe elementy stroju miały być 
w kolorze czarnym) nie ominęła też ubrań dziecięcych (zalecano, by były 
one szare lub czarne). W tym względzie wykorzystywano także elementy 
pochodzące ze strojów ludowych. 

II. Żałobny strój w okresie przedpowstaniowych 
manifestacji patriotyczno-religijnych

Żałoba zbiorowa (Lenart i Wańczowski, 2009, s. 433; Korolko, 1999, s. 624–
625) lat 60. XIX wieku stanowiła przypadek szczególny w dziejach dawnej 
Polski: wówczas znaczna część społeczeństwa 7 podjęła ją spontanicznie, 

7	 Głównie warstwa szlachecka, chociaż nie tylko. 
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samorzutnie i dobrowolnie – w akcie solidarności zbiorowej. Nie została 
ona bowiem narzucona odgórnie, chociaż była inspirowana najprawdo-
podobniej przez arcybiskupa metropolitę warszawskiego Antoniego Mel-
chiora Fijałkowskiego (Z.L.S. [Walery Przyborowski], 1893, s. 112–113). 
Niemniej jednak na początku lat 60. żałoba narodowa przyjęła się i upo-
wszechniła przede wszystkim „pod wpływem dobrowolnego i powszech-
nego popędu narodu”, co podkreślały władze powstańcze w swojej ode-
zwie z października 1863 roku (Odezwa o rezygnacji z żałoby narodowej, 
1968, s.  256–267), jako efekt swoistej „zmowy” społecznej. I  to właśnie 
różniło ją od żałób zbiorowych znanych z czasów staropolskich, na ogół 
łączących się z  celebrowaniem rytuału grzebania zwłok władców, które 
nie były ani spontaniczne, ani dobrowolne, ani samorzutne, chociaż z opi-
sów kronikarzy wynika, że były powszechne 8. 
	 Pewną analogię w  tym względzie może stanowić natomiast zbio-
rowe (w  obrębie stanu szlacheckiego) opłakiwanie ofiar rabacji galicyj-
skiej – największej tego rodzaju rebelii w Europie od czasów rewolucji 
francuskiej. Po pogromach przeprowadzonych przez chłopów głównie 
na przedstawicielach ziemiaństwa w  lutym i  marcu roku 1846 w  zabo-
rze austriackim kobiety z wyższych sfer ukazywały się bowiem na ulicach 
miast „w ciężkiej żałobie, gdyż niemal każda rodzina straciła kogoś z bli-
skich” (Danowska, 2013, s. 229) 9.
	 Jednak niezaprzeczalnie największa w XIX-wiecznych dziejach Pol-
ski wspólnota odczuwania zbiorowej żałoby narodziła się kilka lat przed 
wybuchem powstania styczniowego: podczas licznych manifestacji reli-
gijno-patriotycznych, celebracji rocznic narodowych, demonstracji ulicz-
nych – szczególnie brutalnie zwalczanych pod zaborem rosyjskim 10. Przy-
kładem tego rodzaju wydarzeń były m.in.: żałobna Msza święta w intencji 
dusz „Adama, Juliusza i Zygmunta” (18 marca 1860); uroczystości reli-
gijne zorganizowane w rocznicę „nocy listopadowej” (29 listopada 1860), 

8	 Czego przykłady dają kroniki, m.in. Galla Anonima, Janka z  Czarnkowa, Jana Długosza). 
Szczególny rozmach rytuały pogrzebowe zyskały w okresie baroku (pompa funebris). O kształ-
towaniu się ceremoniału pogrzebowego władców por. Teatrum ceremoniale na Dworze Książąt 
i Królów polskich, 1999; Borkowska, 1986).

9	 W dziejach Polski można też znaleźć przykłady wykorzystywania czarnych strojów w celach 
protestacyjnych. W  tym kontekście należy wspomnieć o procesji mieszczan (przedstawicieli 
141 miast królewskich) ubranych w czarne stroje, która 2 grudnia 1789 roku przemaszerowała 
na Zamek Królewski, aby prosić króla Stanisława Augusta o zwiększenie ich praw publicz-
nych. Zob. Drozdowski i Zahorski, 2004, s. 115.

10	 Demonstracje zaczęły się już w połowie lat 50. w Krakowie, a przede wszystkim w Warszawie, 
gdzie były szczególnie narażone na represje reżimu carskiego. Były one organizowane także 
w innych miastach polskich (m.in. w Radomiu). Zob. m.in.: Estreicherówna, 1968, s. 46, 47; 
208–214; Ramotowska, 1971; Ramotowska, 2018).
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a przede wszystkim pochówek działaczki patriotycznej Katarzyny Anto-
niny Sowińskiej (11 czerwca 1860) – wdowy po generale Józefie Sowiń-
skim, obrońcy reduty Woli, poległym w czasie powstania listopadowego. 
	 Pogrzeb generałowej Sowińskiej stał się pierwszą tak wielką manife-
stacją patriotyczną od czasu powstania listopadowego 11. W trakcie uroczy-
stości pogrzebowych Sowińskiej, podczas których, jak donosiła ówczesna 
prasa warszawska, „żałoba jednym wszystkich była strojem” („Magazyn 
Mód i Nowości Dotyczących Gospodarstwa Domowego” 1861, nr 10(63), 
s. 1), jej własna „śmiertelna suknia” stała się przedmiotem czci rodaków – 
niemalże religijnej. Według relacji rosyjskiego historyka, poety i publicy-
sty Mikołaja Berga (opartej, jak sam zaznaczył, na „opowiadaniach naocz-
nych świadków”) zamieszczonej w  jego Zapiskach o  powstaniu polskim 
1863 i 1864 roku…:

kierownicy całej tej manifestacyi obcięli tren od sukni zmarłej, i tnąc go na 
kawałki, rozdawali obecnym na pamiątkę; gdy tego nie wystarczyło, obe-
rwano obicie trumny i galony, zaczęto obłamywać gałązki z obok stoją-
cych krzewów i te rozdawano (Wasylewicz Berg, 1898, t. 1, s. 101) 12.

Od tego czasu manifestacje (animowane przez kręgi patriotyczne) gro-
madziły coraz liczniejsze tłumy uczestników, którzy z tej okazji publicz-
nie epatowali materialnymi oznakami żałoby, przykładowo przypinając 
do rękawów ubrań czarne krepy, nosząc czarne lub białe dodatki do ubrań 
(np. opaski), a  wreszcie występując w  czarnych strojach, w  tzw. grubej 
żałobie.

Kapelusze męskie pod włos zaczesane wczoraj, dziś nosiły białe taśmy; 
kołnierze ubrań, klapy surdutów, salopy i burnusy kobiece, wszystko błysz-
czało białą, żałobną obwódką. Do czapek przyczepiono kokardy krepowe

–  relacjonował dziewiętnastowieczny historyk Walery Przyborowski 
(Z.L.S. [Walery Przyborowski], 1893, s. 82–83). Tym sposobem Warszawa 
dotychczas „tak zawsze ruchliwa, wesoła – płochością naśladująca Paryż”, 
jak obrazowo pisała przed laty Maria Bruchnalska, stała się „kolebką 
żałoby narodowej” (Bruchnalska, 1932, s. 50).
	 Postawy żałobne w  społeczeństwie polskim, połączone z  uniesie-
niem patriotycznym, pogłębił w  pierwszych miesiącach roku 1861 
wstrząs wywołany narastającą brutalnością zaborcy rosyjskiego krwawo 

11	 Atmosferę pogrzebu Katarzyny Sowińskiej oddał Józef Ignacy Kraszewski na kartach powieści 
Dziecię Starego Miasta: obrazek narysowany z natury (wyd. 1863).

12	 M. Berg przybył do Polski na początku roku 1863, zaś w połowie roku 1864 ówczesny namiest-
nik Królestwa, Fiodor Berg, zlecił mu opisanie polskich „spisków i powstań”.

https://pl.wikipedia.org/wiki/J%C3%B3zef_Ignacy_Kraszewski
https://pl.wikipedia.org/wiki/Dzieci%C4%99_Starego_Miasta
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rozprawiającego się z  kolejnymi demonstracjami warszawskimi. Naj-
pierw z tą zorganizowaną 27 lutego 1861 roku, w której zginęło pięć osób 
(tzw. Pięciu poległych); ich uroczystości pogrzebowe, które odbyły się 2 
marca, przybrały formę manifestacji religijno-patriotycznych, będących 
wyrazem wspólnoty narodowej (Prendowska, 1962, s. 28–35) 13.
	 Dwa miesiące później, 8 kwietnia 1861 roku, miała miejsce tzw. masa-
kra kwietniowa. Wówczas przy użyciu broni palnej rozpędzono tysiące 
demonstrantów zgromadzonych na placu Zamkowym, tym samym 
doprowadzając do śmierci wielu z nich (Kieniewicz, 1983, s. 149). Wyda-
rzenia te pogłębiły jeszcze bardziej żałobne nastroje w społeczeństwie pol-
skim. W tym czasie pełna patriotycznego uniesienia poetka i publicystka 
Maria Ilnicka na kartach wiersza Do sióstr (powielanego wówczas w licz-
nych odpisach i kolportowanego w formie ulotek) wzywała rodaczki do 
przywdziania czarnych sukien:

I póki dłoń przemocy pierś naszą przygniata,
Póki łańcuch niewoli kark wolnych krwawi
Niech czarna suknia Polki świadczy wobec świata
O najstraszniejszym gwałcie zbrodniczych bezprawi
I jak kir zabitego niech o zemstę woła (Ilnicka, 1913, s. 27–29).

Od tego czasu, jak pisał Stefan Kieniewicz: „żałoba była ogólnym hasłem: 
nikt nie dojrzał w mieście innego stroju jak czarny (…) Wszystkie kobiety 
od wielkich dam do wyrobnic chodziły w czerni” (Kieniewicz, 1983, s. 59, 
78–80). Kręgi patriotyczne nie akceptowały bowiem publicznego prezento-
wania się (zwłaszcza kobiet) w kolorowych, bogatych strojach i ozdobnej, 
drogiej biżuterii. Wszak, jak twierdził anonimowy autor jednego z ówczes-
nych sonetów: „pstra odzież dziś w głowie pstro znaczy” (cyt. za Bruch-
nalska, 1932, s. 53) 14. Źle widziane stały się także huczne zabawy (Staszel, 
1968, s. 82). Do urządzających bale i kuligi wysyłano ostrzegające anonimy 
podpisane znacząco – „Szybotłuk”, zaś opornym, którzy pomimo tego dalej 
nie chcieli zrezygnować z rozrywek, wybijano szyby w oknach ich domów 
i mieszkań, tym samym zmuszając ich do zachowania żałoby narodowej 15.
	 W kolejnych miesiącach roku 1861 z ust do ust przekazywano sobie 
wezwanie zachęcające do przywdziania żałoby, zawarte „w krążącym 
po mieście okólniku” z 3 marca 1861 roku (Wasylewicz Berg, 1898, t. 1, 

13	 Wspominając pogrzeb Pięciu poległych, Jadwiga Prendowska zapisała na kartach swoich 
wspomnień: „Tłumy zalegały chodniki, balkony i okna. (…) Ubierano się ogólnie po polsku; 
kobiety zupełnie czarno, z dość dużymi hebanowymi krzyżami na czarnej wstążce i orłami 
srebrnymi zamiast broszki, mężczyźni w czamarach, bekieszach, konfederatkach”.

14	 W.C. (sonet z marca 1861 roku).
15	 Tego rodzaju akcje inicjowała przeważnie młodzież.
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s. 179), jak „wieść powszechna niosła wydanym pod patronatem arcybi-
skupa Fijałkowskiego”. We wspomnianym okólniku nakazywano  – jak 
po latach referował historyk Walery Przyborowski (cytując ów apel): 
„«Wszystkim częściom odwiecznej Polski» przywdzianie na czas nieogra-
niczony żałoby”, przy tym zaznaczając, iż „kobiety mogą brać suknię białą 
tylko w dzień ślubu” (Z.L.S. [Walery Przyborowski], 1893, s. 112–113).
	 Przebywający w Warszawie w połowie 1861 roku Władysław Mickie-
wicz (syn poety) w liście do swojej narzeczonej (z 24 czerwca 1861) tak 
opisał ówczesną atmosferę miasta, zwracając przy tym uwagę właśnie na 
charakterystyczne stroje jego mieszkańców, kontrastujące swoją żałobną 
kolorystyką z letnią barwną szatą stolicy:

W Ogrodzie Saskim — dziwnie wygląda mnóstwo kobiet w  żałobie, 
w sukniach czarnych w białe pasy. — Panowie noszą szpile do krawatów 
z orłem w koronie cierniowej, pierścienie z żelaznego łańcuszka z kłódką, 
kotwicą i datą rzezi, czamarki lub czarne bluzy przepasane pasem spię-
tym kotwicą, spodnie wpuszczone w buty. Oto jest strój męski. Byłoby nie-
bezpiecznie ukazać się we fraku. Cylindry są zabronione. (…) To bunt 
moralny, świadczący o jedności całego narodu i bezużyteczności wszyst-
kich wysiłków w  kierunku wynarodowienia (Mickiewicz, 1908, t.  2, 
s. 130 i n).

Masowe demonstracje warszawskie lat 60. odbiły się silnym echem także 
na prowincji, której mieszkańcy swoje wsparcie dla sprawy narodo-
wej manifestowali przez przywdzianie czarnych żałobnych strojów. Już 
w pierwszych dniach marca 1861 roku anonimowy dziennikarz krakow-
skiego „Czasu” zauważył, iż: „prowincje w uczczeniu pamięci poległych 
nie dają się Warszawie prześcignąć (…)” („Czas. Dziennik Poświęcony 
Polityce Krajowej i Zagranicznej oraz Wiadomościom Literackim, Rolni-
czym i Przemysłowym”, R. 14, nr 56, 8 marca 1861, s. 2).
	 Wspomniany już Mikołaj Berg, odnosząc się do owej gorączki patrio-
tycznej lat 60., w  swoich zapiskach zanotował, nie kryjąc dezaprobaty: 
„Nigdzie (…) nie ma tylu wariatów co w Polsce i nigdzie obłęd nie jest 
tak łatwo zaraźliwym, ogarniając w jednej chwili wszystko i wszystkich” 
(Wasylewicz Berg, 1898, t. 1 s. 148–149). 
	 Jest sprawą oczywistą, że rosyjski historyk, spisujący swoje Zapi-
ski o  powstaniu polskiem 1863 i  1864… na polecenie namiestnika Fio-
dora Berga, wyrażał zaborczy punkt widzenia na te sprawy, dostrzegając 
w nich przede wszystkim polską „lekkomyślność” i szaleństwo. Niemniej 
jednak należy zaznaczyć, że niekiedy, w istocie, ówczesna żałoba przybie-
rała zaskakujące formy wyrazu. Widać, że nadrzędny narodowy cel w tym 
przypadku niejako uświęcał środki – czasami „niesmaczne, przesadzone, 
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niekiedy śmieszne”. Zdegustowany tego rodzaju „śmiesznymi form-
ami teatralnej maskarady” Walery Przyborowski podał kilka przykładów 
podobnych praktyk:

Nie tylko siebie strojono w  żałobę nieraz krzyczącą, ale krepą pokryto 
nawet lalki woskowe w  sklepach fryzyerów, butelki z  wódką i  winem 
w  oknach kupców, głowy cukru, a  nawet łby końskie w  oknach siodla-
rzy i  rymarzy. Włóczono się po mieście, oglądano się wzajemnie, przy-
klaskiwano jakiej nowej, nieużywanej dotąd oznace żałoby. Miasto miało 
wygląd niezwykły i  zdawało się, że wszystko w  niem wyszło z  karbów, 
choć spokój i cisza była zachowana (Z.L.S. [Walery Przyborowski], 1893, 
s. 82–83).

	 Jesienią 1861 roku, wraz z ogłoszeniem stanu oblężenia Królestwa Pol-
skiego (14 października 1861), manifestacje żałobne stopniowo zaczęły 
ustawać, a działalność kół patriotycznych od tego czasu skupiła się raczej 
na agitacji i  przygotowaniach do zrywu narodowego. W  tym okresie 
w Warszawie nasiliły się także carskie represje względem społeczeństwa 
polskiego, zaś jednym z ich przejawów było nakładanie kar za noszenie 
strojów narodowych i żałobnych.
	 Kolejnym aktem wzmożonych żałobnych manifestacji, wyrażających 
się m.in. masowym przywdzianiem przez Polki czarnych sukien, był okres 
powstania styczniowego, jego upadek oraz czasy popowstaniowe. W tam-
tym czasie doszło do poszerzenia symbolicznej wymowy czarnej sukienki 
ze względu na nałożenie się na dramat Ojczyzny dramatów osobistych 
Polek i Polaków. Żałobę narodową okresu powstania styczniowego osta-
tecznie zakończyło wydanie dekretu carskiego o amnestii dla więźniów 
politycznych w 1866 roku.

III. Moda wiktoriańska a nadwiślańska czarna sukienka

Popularność czarnych sukien, przywdzianych przez Polki w  latach 60. 
XIX stulecia, przyczyniła się do ugruntowania etosu Matki Polki; kobiety 
stojącej nie tylko na straży ogniska domowego, ale i narodowych trady-
cji, gotowej do ofiar oraz poświęceń dla dobra Ojczyzny. Nawet Miko-
łaj Berg, obserwujący aktywność ówczesnych Polek (nazywanych przezeń 
„syrenami”) w swoich Zapiskach o powstaniu polskim 1863 i 1864 roku…, 
wspominał z przekąsem (acz nie bez podziwu) ich gorliwość i skłonność 
do poświęceń:
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(…) wszędzie ich było pełno; zmięte, z  podeptanymi nóżkami, lecz 
rumiane, rozpłomienione, z łzą w oku, brzęczały jak czarne muchy, wyraź-
nie chcąc pokazać, że i one są członkami wielkiej, patriotycznej rodziny, 
wiernymi córami budzącej się ojczyzny i niemniej od każdego gotowymi 
do wszelkich dla niej ofiar (Z.L.S. [Walery Przyborowski], 1893, s. 174).

Dla nich wszystkich czarna sukienka była strojem o wyjątkowym znacze-
niu, czymś znacznie więcej niż suknie tegoż koloru noszone ówcześnie 
przez kobiety mieszkające w innych częściach Europy. 
	 Należy bowiem zaznaczyć, że polska żałoba narodowa lat 60. zbie-
gła się w czasie ze zjawiskiem tzw. mody wiktoriańskiej, czyniącej czerń 
wyznacznikiem elegancji i  szyku (Krypczyk, 2012, s.  235–236). Modne 
mieszkanki ówczesnego Londynu, a za nimi także Paryża i innych dużych 
miast europejskich, w  tamtym czasie coraz chętniej nosiły suknie właś-
nie w kolorze czarnym. Impuls w tym kierunku dała owdowiała w 1861 
roku królowa Wiktoria Hannowerska, która w związku z żałobą po swoim 
mężu Albercie (w jej wykonaniu wręcz ostentacyjną) wprowadziła modę 
na noszenie czerni od stóp do głów (Możdżyńska-Nawotka, 2002, s. 227–
229). W czasach wiktoriańskich czarne suknie (a także charakterystyczne 
gładkie fryzury) sugerujące żałobę (Simmel, 2006, s.  20–31), czyli stan 
pogrążenia w smutku, żalu, a tym samym – jak mogłoby się wydawać – 
rezygnacji z mody, stały się kreacjami najbardziej eleganckimi – również 
na okazje balowe. Jednak przyobleczone w modną czerń ówczesne Polki 
miały uosabiać coś głębszego niż inne kobiety europejskie; swoiste „powo-
łanie do wyższego i bardziej skomplikowanego (wartościowego) ideału” 
(Chamot, 2003, s. 163). 
	 Przy tym w  związku z  ogólnoeuropejską modą na czerń niebezza-
sadne stają się pytania – stawiane przez niektórych badaczy polskiej mody 
żałobnej okresu powstania styczniowego  – dotyczące tego, czy w  isto-
cie ówczesne Polki „tak ochoczo zmieniłyby swoje toalety [na czarne – 
M.S.‑K.], gdyby nie moda, która tym razem płynęła z Londynu i zarażała 
Paryż?”. Wszak przecież czerń „lansowały” poczytne magazyny i czaso-
pisma, „a kobiety powyżej 40. roku życia uznały ten kolor za obowiązu-
jący” (Korybut-Marciniak, 2016, s. 24). 
	 Z tej perspektywy po 1861 roku czarna sukienka mogła być po pro-
stu „wymogiem sezonu”, czymś, co każda szykowna dama powinna 
mieć w swojej garderobie. Ówcześnie czarna suknia była bowiem uzna-
wana za strój nowoczesny, elegancki, świadczący o znajomości najnow-
szych światowych trendów. Tego rodzaju kreacje miały wszelkie atuty, aby 
wabić elegantki swoją barwą i formą. Ich rozłożyste krynoliny w połącze-
niu z obcisłymi gorsetami znakomicie podkreślały smukłą talię, zaś czerń 
„wykwintna”, „wieloznaczna” (Możdżyńska-Nawrotka, s.  126–129) 
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dodawała szyku i wyjątkowej elegancji, jednocześnie przydając właściciel-
kom czarnych kreacji tajemniczego romantycznego powabu 16. 
	 W istocie naiwnością byłoby sądzić, że wszystkie Polki przywdziewa-
jące wówczas czarne suknie czyniły to wyłącznie ze szlachetnych pobudek 
patriotycznych. Bez wątpienia nie brakowało także i takich, które zakła-
dały je głównie ze względu na obowiązującą modę, jak również takich, dla 
których równie ważne były obydwa aspekty: i ten patriotyczny, i ten este-
tyczny. One to, dbając, aby żałobna odzież (i biżuteria) – przy całej swo-
jej skromności – nie była jednak pozbawiona uroku, dokładały starań i nie 
szczędziły pieniędzy na wytworne czarne suknie, w których miały mani-
festować swój żal po stracie Ojczyzny. W tym celu starały się pozyskać tka-
niny jak najlepszej jakości, a następnie zlecały uznanym i renomowanym 
krawcom uszycie z nich odpowiednich kreacji – według najmodniejszych 
zachodnioeuropejskich wzorów.
	 Co zamożniejsze nadwiślańskie elegantki w istocie musiały nie szczę-
dzić funduszy, aby bardziej lub mniej dyskretnie podkreślić urok zakłada-
nych przez siebie czarnych sukien, skoro temat ten pojawił się w ówczes-
nych broszurach. Jedną z nich była wydana we Lwowie w 1864 roku praca 
pisarza – powstańca Domicjana Mieczkowskiego zatytułowana Reforma 
stroju Polek z uwzględnieniem okoliczności teraźniejszych. Jej autor, już na 
wstępie przyznając, iż „nie spodziewał się, aby kiedy miał pisać o niewieś-
cim stroju” – gdy tymczasem „prąd wypadków”, w tym tych „ze sprawą 
narodową związek mających, daje podnietę silną i nieodpartą do zastano-
wienia się nad tym przedmiotem” – wzywał Polki do „wdrażania się i har-
towania w przestrzeganiu skromności, prostoty, oszczędności, samozrze-
czenia osobistego, i chwalebnej w popieraniu wyższych celów gorliwości” 
(Mieczkowski, 1864, s.  2, 10). Autor broszury z  gorliwością perorował 
przeciwko zbyt strojnym sukniom, głębokim dekoltom, a przede wszyst-
kim nader obszernym „krenolinom” (Mieczkowski, 1864, s.  3). Miecz-
kowski potępiał przy tym rozrzutność rodaczek przejawiającą się m.in. 
w szyciu kosztownych czarnych sukien u zagranicznych krawców zgod-
nie z najnowszymi wytycznymi z Paryża czy Londynu, przestrzegając je 
przed „zamętem lekkomyślności i próżności” oraz wzywając do zakłada-
nia prostych sukienek wyrobu krajowego (Mieczkowski, 1864, s. 3−14).
	 Oczywiste jest, że gdyby przypadki rozmaitej maści „dam modnych”, 
gardzących zalecaną skromnością i  prostotą, pojawiały się na ziemiach 
polskich jedynie sporadycznie, to tego rodzaju sytuacje nie byłyby proble-
mem, który warto byłoby podejmować także na łamach ówczesnych cza-
sopism – na czele z poczytnym „Magazynem Mód i Nowości Dotyczą-
cych Gospodarstwa Domowego”. 

16	 Na temat mody kobiecej epoki wiktoriańskiej: Gromkowska-Melosik, 2013.
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	 Redaktorzy wspomnianego pisma na początku lat 60. prowadzili swo-
istą akcję propagowania czerni wśród Polek, przy tym sprytnie nie przy-
wołując tak bardzo niepożądanej przez zaborców argumentacji narodo-
wej. Jednak uważne czytelniczki potrafiły trafnie odczytać tego rodzaju 
sygnały. Tego rodzaju przykłady można by mnożyć. I tak np. w jednym 
z marcowych numerów pisma z  roku 1861 (czyli jeszcze przed rozpro-
pagowaniem czerni przez królową Wiktorię) redakcja „Magazynu Mód 
i Nowości Dotyczących Gospodarstwa Domowego” wśród wielu modo-
wych zaleceń nieprzypadkowo zwracała Polkom uwagę akurat na „czarne 
jedwabne, watowane płaszczyki”, „paletoty z wełnianego czarnego aksa-
mitu, z kutnerem 17 po lewej stronie”, „burnusy 18 długie, spadające pra-
wie do ziemi, objęte wkoło czarną pikowaną materią z niewielkim kołnie-
rzem”. Zachęcano je także do noszenia w ciepłe dni twarzowych czarnych 
słomkowych kapeluszy, sprytnie informując: „Wiemy (…) że do składu 
pana Sobolewskiego ma wkrótce nadejść z Włoch znaczny zapas kapelu-
szy słomkowych: wiele z nich będzie w kolorze czarnym”. Dalej można 
było przeczytać: „Z pomiędzy ubiorków na głowę widzieliśmy u  pani 
Sobolewskiej bardzo ładne czarne koronkowe wianki, przepinane w koło 
różyczkami z  czarnej szneli 19” („Magazyn Mód i  Nowości Dotyczą-
cych Gospodarstwa Domowego” 1861, nr 12(65), s. 6). Z kolei w nume-
rze wrześniowym przekonywano panie do noszenia chustek i szali akurat 
właśnie tym kolorze: 

W kilku magazynach oglądaliśmy chustki i szale ciepłe, mające dziś tak 
wielkie powodzenie. Podobała nam się szczególniej jedna, z  sukienka 
czarnego, obłożona po brzegach siwym barankiem wełnianym i wyszyta 
szlakiem z jedwabnej wąskiej plecionki; chustka ta kosztowała złp. 250. 

W dalszych fragmentach proponowano Polkom np. „kontusik czarny 
jedwabny”, a  jako uzupełnienie stroju „girlandę z  czarnych i  białych 
kwiatów, zrobioną en diadème” („Magazyn Mód i Nowości Dotyczących 
Gospodarstwa Domowego” 1861, nr 39, s. 7).
	 Sprytni redaktorzy pisma w innym z jego numerów, tworząc pozory 
„niewinności”, wyjaśniali swoim czytelniczkom, że skoro po prostu: „We 
wszystkich magazynach warszawskich widziemy tylko czarne przedmioty 
do ubrania: o nich więc mamy sobie za obowiązek uwiadomić nasze Czy-
telniczki”. W związku z tym najzwyczajniej je o tym „uwiadomiano”:

17	 Kutner to warstwa zmierzwionych włókien. Turnau, 1999, s. 160.
18	 Burnus – peleryna z kapturem znana w modzie w 60. i 70. 1. XIX w. Turnau, 1999, s. 44.
19	 Sznela (sznelka) – 1) tkanina jedwabna na chustki, 2) jedwabny wyrób pasamoniczy w formie 

skręconego sznureczka. Turnau, 1999, s. 283.
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W składzie pana Schlenkera uważaliśmy piękne rypsy czarne w drobny 
rzucik czarny, mieszany z  białym; cena ich nader przystępna (…). Są 
także w tym magazynie inne wyroby czarne w kratę białą (…). Oprócz 
wielu rozmaitych płaszczyków, widzieliśmy w tymże magazynie gładkie 
szale czarne tarlatanowe, bardzo właściwe na tę porę. (…) U pani Sobo-
lewskiej zwróciły uwagę naszą ubiorki z krepy czarnój w kształcie wieńca, 
naszywane perłami czarnemi. Ładne są także fanszoniki 20 czarne koron-
kowe, podpięte z boku kokardą („Magazyn Mód i Nowości Dotyczących 
Gospodarstwa Domowego” 1861, nr 10(63), s. 7).

Ot, można byłoby pomyśleć  – zwyczajne relacje dotyczące aktualnych 
trendów w modzie damskiej, bez jakichkolwiek głębszych podtekstów…
	 Przy tym redaktorzy poczytnego magazynu równie sprytnie udzie-
lali także znamiennych pouczeń i  ostrzeżeń kierowanych do „święto-
kradczych” rodaczek, przestrzegając je, aby nie czyniły z żałobnej czar-
nej sukienki „zabawki”, „próżnej igraszki i komedii”. I znów, celowo, ani 
słowa o sprawach narodowych! Ot, niejako „zwyczajna” żałoba po „natu-
ralnej” utracie bliskich. Jednak w  kontekście sytuacji ogólnej wydźwięk 
tych pouczeń był znaczący:

W przekonaniu naszym odzież żałobna powinna być nacechowana wielką 
prostotą i  powagą. Jeżeli wdzięk niezbędnym jest warunkiem w  ubio-
rze kobiety, żałoba nawet wyłączać go nie może; ale wszakże wdzięk 
nie polega na sztucznych wymysłach i  ozdobach, od których powinna 
być wolną odzież wyrażająca głębie cierpienia. Inaczej żałoba stanie się 
próżną igraszką i  komedią. Są rzeczy święte, których nadużywać nie 
wolno – żałoba należy do ich rzędu. Kto je lekceważy, lub ich używa za 
proste narzędzie próżności, kto czyni z nich zabawkę, ten jest prawdzi-
wym świętokradcą („Magazyn Mód i  Nowości Dotyczących Gospodar-
stwa Domowego” 1861, nr 10(63), s. 7–8).

	 Według propagowanych nad Wisłą wytycznych (ukazujących się 
m.in. na łamach „Magazynu Mód i Nowości Dotyczących Gospodarstwa 
Domowego” z lat 1861–1863 czy też „Tygodnika Ilustrowanego” z tam-
tego okresu) odpowiednim dopełnieniem żałobnego kobiecego wize-
runku miała być skromna fryzura ułożona z gładko zaczesanych włosów, 
z  przedziałkiem pośrodku głowy, upiętych w  skromny kok, tzw. węzeł 
(Możdżyńska-Nawotka, 2002, s. 232; Żałoba narodowa, w: E. i A. Banach, 
1962, s.  295). Jednak niektórym rodzimym elegantkom musiało być 
nader trudno zrezygnować z dotychczasowych wyszukanych upięć wło-
sów, wyrafinowanych dodatków ozdabiających fryzury (pereł, kunsztow-
nych grzebieni, kolorowych kwiatów) i wykwintnych nakryć głowy, skoro 

20	 Fanszon – chustka zawiązywana pod brodą. Turnau, 1999, s. 77.
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wspomniany już Mieczkowski jeszcze w  1864 roku ostro gromił fanta-
zyjne damskie kapelusze, wymyślne upięcia włosów, zalecając przy tym 
noszenie skromnych fryzur, najlepiej zaplecionych „w dwa warkocze 
z przedziałkiem” (wzorem staropolskim) (Mieczkowski, 1864, s. 3−10).
	 W podobnym tonie pisał w roku 1861 na łamach „Tygodnika Ilustro-
wanego” anonimowy autor, gorąco chwalący „skromność w ubraniu nie 
wyłączającą bynajmniej dobrego smaku”. Jednocześnie przekonywał on 
„tegoczesne niewiasty”, że „wszelki zbytek [w ubraniu – M.S.‑K.] dowo-
dzi płochości, lub, co gorsza, nagannego lekceważenia świętych obowiąz-
ków” („Tygodnik Ilustrowany” 1861, nr 85, s. 178) 21.

Il. 2. Ubiory niewiast tegoczesne, według rysunku Kossaka („Tygodnik Ilustrowany” 1861, 
nr 85, s. 177).

21	 Jako uzupełnienie artykułu zamieszczono ilustrację (por. powyżej) przedstawiającą Ubiory nie-
wiast tegoczesne, według rysunku Kossaka (1861, nr 85, s. 177). 
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	 Jednak nawet uwzględniając wspomniane powyżej sytuacje, na pod-
stawie analizy ówczesnych źródeł, należy stwierdzić, że znakomita więk-
szość Polek, które na początku lat 60. zdecydowały się na gest przywdziania 
czarnych sukienek, nie czyniła tego w pogoni za modą londyńską czy pary-
ską, ale w poczuciu głębokiej łączności ze wspólnotą narodową. Chociaż 
bowiem bezsprzecznie należy rozróżnić wyidealizowane wyobrażenie kul-
turowe skromnej Polki w żałobie od rzeczywistego wizerunku ówczesnej 
polskiej damy modnej, której suknie, pomimo że czarne (jak tego oczeki-
wano), jak najbardziej odpowiadały aktualnej paryskiej modzie (Sieradzka, 
1993, s. 106), to jednak faktem jest, iż dla wielu ówczesnych Polek czarna 
sukienka była przede wszystkim swoistym manifestem narodowym 22. 
	 W tym miejscu, dla porządku, oprócz wspomnianych już powyżej 
dwóch skrajnie różnych przyczyn zakładania czarnych sukienek przez 
ówczesne Polki (tj. pobudek patriotycznych i  mody) należy też wspo-
mnieć o kolejnej, mianowicie o obawie przed wykluczeniem towarzyskim 
pod wpływem swoistej presji społecznej, której jednym z przejawów były 
akcje wspomnianych już „szybotłuków” 23. W przypadku niektórych pre-
sja ta miała nawet większe znaczenie niż kary, coraz częściej nakładane 
przez carskiego zaborcę na Polki noszące czarne suknie.
	 Na marginesie warto dodać, że w owym czasie wraz ze spopularyzo-
waniem wynalazku fotografii coraz popularniejsze stało się uwiecznianie 
na zdjęiach Polek i Polaków przyodzianych w stroje żałobne i narodowe, 
a także fotografowanie poległych i eksponowanie ich ran (Toniak, Śmierć 
bohatera. Motyw śmierci heroicznej w polskiej sztuce i literaturze od powstania 
kościuszkowskiego do manifestacji 1861, 2015). Ów swoisty rozkwit fotogra-
fii portretowej dawał patriotycznie nastawionym Polkom (nader chętnie 
i dość licznie fotografującym się w czarnych sukniach) kolejną możliwość 
identyfikacji wspólnotowej, zaś rozmaitej maści damom modnym moż-
ność utrwalenia na zdjęciach ich wykwintnych czarnych kreacji (Lejko, 
1999, t. 2, s. 213; Maciesza, 1972). 

22	 Inną kwestią jest wpływ polskiej czarnej sukni i żałobnej biżuterii na modę Zachodu. Podobno 
„piękne Hiszpanki” nazywały „polskiemi łzami” tak chętnie noszone przez siebie ozdoby 
z czarnych dżetów zaś z czasem także i modne „damy rosyjskie naśladowały polską manię”, 
zakładając czarne suknie i kapelusze (Bruchnalska, 1932, s. 52, 63). Niekiedy badacze przy-
taczają także przykład córki Karola Marksa, która na znak solidarności z  Polkami ubierała 
czarną suknię i otrzymany z Polski żelazny krzyż (Krzywobłocka, 1964, s. 15). 

23	 Na marginesie warto wspomnieć, że narzucony rygor żałoby, powszechnie uznawanej za prze-
jaw patriotyzmu i solidarności Polaków, w zwyczajnym życiu przysparzał jednak niektórym 
niemałych problemów – zwłaszcza osobom nienależącym do majętnych. Wymiana garderoby, 
uszycie nowych czarnych sukien i pozyskanie stosownych dodatków wiązały się bowiem z nie-
małymi wydatkami, na które nie wszystkich było stać. Świadczy o tym choćby rozmowa prowa-
dzona pomiędzy Zofią Kossak a Pelagią Zliczyńską, zapisana na kartach sagi rodu Kossaków 
pt. Dziedzictwo (Kossak, Szatkowski, 2014, s. 119, 120).



Wokół stroju w kulturze – Historia kultury

40

perspektywy kultury /
perspectives on culture
No. 43 (4,2/2023) 

Il. 3. Kobieta w sukni z okresu żałoby 
narodowej (fotografia portretowa). 
[l. 60. XIX w.] (Zakład Fotograficzny 
Karola Beyera Krakowskie Przedmieście 
w  Warszawie)

Il. 4. Maria z Sanguszków Potocka z cór-
kami Julią i Klementyną, ok. 1864 r. 
(Fotografia autorstwa Teodora Szajnoka 
ze Lwowa)

Źródło: https://onebid.bg/bg/fotogra-
fie-powstanie-styczniowe-fotografia-
-k-beyera-kobiety-w-sukni-z-okresu-
-zaloby-narodowej-l-60/1123311 (dostęp: 
29.09.2023).

Źródło: https://edukacjamuzealnalancut.
blogspot.com/2020/05/moda-patriotyczna.
html (dostęp: 29.09.2023)

IV. Walka caratu z „polską suknią”

Kiedy na ulicach polskich miast masowo pojawiły się Polki odziane 
w czarne żałobne suknie, władze zaborcze (które dość szybko pojęły zna-
czenie żałoby narodowej, uznając ją za niebezpieczną prowokację) wypo-
wiedziały „wojnę” polskiej modzie żałobnej. Toteż już niebawem „policja 
zaczęła prześladować kolor czarny (…)”  – pisała Jadwiga Prendowska, 
wspominając tamte czasy (Prendowska, 1962, s. 213). 
	 Walka z polską czarną żałobną sukienką szczególnie ostry charakter 
przybrała w zaborze rosyjskim. Natomiast na terenie zaboru austriackiego 
Polakom na ogół nie przeszkadzano ani w noszeniu stroju narodowego, 
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ani żałobnego, chociaż i  tutaj „żałoba narodowa kobiet polskich psuła 
krew dygnitarzom”, a schwarzen Damen budziły irytację i niekiedy prowo-
kowały wrogie reakcje władz zaborczych (Bruchnalska, 1932, s. 51).
	 Początkowo wspomniane stroje Polek i  Polaków nie przeszkadzały 
również władzom pruskim, jednak już w  lutym 1863 roku nastąpiła 
zmiana w tym względzie. Stało się tak na mocy układu prusko-rosyjskiego 
zawartego w Petersburgu, znanego pod nazwą tzw. konwencji Alvensle-
bena. Odtąd Prusy wspólnie z Rosją zwalczały polski ruch niepodległoś-
ciowy i jego oznaki (Feldman, 1929, s. 5 i n.).
	 Jak już wspomniano, rosyjskiego zaborcy kwestia stroju Polek i Polaków 
stała się problemem na tyle ważnym (zwłaszcza po wybuchu powstania 
styczniowego), że rozpoczęto prześladowania kobiet noszących żałobę 24. 
Przy tym w walce z czarnymi sukniami Polek carat okazał się wyjątkowo 
skrupulatny i konsekwentny. Jesienią (16 października 1863) na pierwszej 
stronie „Kuriera Warszawskiego” (w  numerze 246) zamieszczono ukaz 
podpisany przez stołecznego oberpolicmajstra, generała-majora Leona 
Lewszyna (inspirowanego przez samego generała Fiodora Berga, przysła-
nego latem do Warszawy). Warto przytoczyć jego obszerniejsze fragmenty, 
aby zobrazować zaborczą gorliwość w walce z modą żałobną Polek:

[(a)] Żałoba i w ogólności wszelkie oznaki rewolucyjne w ubraniu uży-
wane w celu występnych manifestacji powinny być zdjęte. b) Kobiety bez 
różnicy stanu, powołania i  wieku, które pokażą się po 29 października 
(10 listopada starego stylu) r[oku] b[ieżącego] w żałobnym ubraniu, będą 
zatrzymywane i dostawiane do Cyrkułu, skąd nie wcześniej będą uwal-
niane, aż zapłacą karę pieniężną w stosunku następującym. c) Pozwala się 
nosić ubranie żałobne tylko tym kobietom, które noszą takowe po śmierci 
ojca, matki lub męża, lecz z tym zastrzeżeniem, aby takie kobiety do 29 
października (10 listopada) r[oku] b[ieżącego] wyjednały na to bilety 
od oberpolicmajstra i  nosiły takowe przy sobie: 1)  Idące pieszo kobiety 
w  ubraniu żałobnym płacą po r[ubli] s[rebrem]  10. Te zaś, które nie 
będą w stanie zapłacić kary pieniężnej, ulegną aresztowi policyjnemu. 2) 
Kobiety jadące we własnych lub w  ogólności niewynajętych powozach, 
jeżeli są w ubraniu żałobnym, zostaną do koszar Mirowskich zawiezione, 
gdzie powozy i konie będą zatrzymane aż do czasu zapłacenia od każ-
dej osoby po r[ubli] s[rebrem] 100. 3) Kobiety w żałobie, jadące w powo-
zach wynajętych, płacą po r[ubli] s[rebrem] 15 każda; wynajęte karety, 
dorożki i omnibusy, w których takowe kobiety będą zatrzymane, zostaną 

24	 Szereg przykładów tego rodzaju traktowania (zwłaszcza na terenie Litwy, Ukrainy, Wołynia) 
przytacza w swojej pracy M. Bruchnalska. Przykładowo, noszące żałobę Polki osadzano w wię-
zieniach, nakładano na nie kary pieniężne, publicznie upokarzano – „tłumowi na urągowi-
sko”, „ciągniono je po ulicach lżąc prostacko ze strony policji”, poniżano poprzez kierowanie 
ich „wraz z nierządnicami” do zamiatania ulic (Bruchnalska, 1932, s. 59–61).
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odprowadzone do koszar Mirowskich; właściciele tych powozów płacą 
kary po r[ubli] s[rebrem] 10 za każdą jadącą w żałobie kobietę; powozy 
i konie ich zatrzymane będą do czasu uiszczenia oznaczonej kary; kon-
duktorowie i  stangreci ulegną karze policyjnej.  4) Urzędnicy, których 
żony i dzieci będą zatrzymane w żałobie, oprócz kary powyższej utracą 
jednomiesięczną pensję; a  dymisjonowani urzędnicy, również wdowy 
i dzieci pobierający emeryturę lub pensję, utracają takowe za jeden mie-
siąc („Kurier Warszawski”, 1863, nr 246, s. 1) 25.

2 listopada 1863 roku władze zaborcze wydały kolejną instrukcję, jesz-
cze bardziej szczegółowo precyzującą kwestie dozwolonego i niedozwo-
lonego ubioru Polek, które rozmaitymi sposobami starały się obchodzić 
surowe carskie przepisy. Kilka dni później lwowski „Przegląd” podał ją 
swoim czytelnikom jako przykład „szczytu śmieszności i  głupoty”, do 
jakiego doszedł „ucisk moskiewski”. We wspomnianych powyżej nowych 
carskich wytycznych dotyczących damskiej garderoby można było prze-
czytać, iż: 

(…) pod względem ubioru kobiet zachowane być powinny następujące 
przepisy: kapelusz powinien być kolorowy, jeżeli zaś będzie czarny, to ma 
być ubrany kwiatami lub też wstążkami kolorowemi, lecz pod żadnym 
pozorem nie białemi. Pióra czarne i białe przy czarnych kapeluszach są 
zabronione. Kaptury mogą być czarne na podszewce kolorowej, lecz nie 
białej. Wzbronione jest używanie: czarnych woalek, rękawiczek, równie 
jak parasolek czarnych i czarnych z białem, jak niemniej takichże szalów, 
chustek, szalików i  chusteczek na szyję oraz sukien zupełnie czarnych, 
jako też czarnych z białym. Salopy, burnusy, futra, palta i inne wierzchnie 
ubrania mogą być czarne, lecz bez białego. Dla mężczyzn pod żadnym 
pozorem żałoba miejsca mieć nie może („Przegląd”, Lwów, 6 listopada 
1863, nr 62, s. 1).

Na tym jednak nie poprzestano i  kilka miesięcy później pojawiły się 
kolejne szczegółowe wytyczne w tym względzie. W lipcu 1864 roku gene-
ralny policmajster Płaton Aleksandrowicz Fredericks, naczelnik Warszaw-
skiego Okręgu Żandarmerii, wydał rozporządzenie, w  którym dokład-
nie określił, jakie stroje damskie oraz jakie ich poszczególne elementy 
będą uznawane za oznaki żałoby narodowej (i surowo karane). Do nich 
należały:

25	 Już niebawem w  numerze 252 wspomnianego pisma (z  dnia 23 października) ukazała się 
informacja dotycząca wspomnianych powyżej „biletów od oberpolicmajstra” zaświadczają-
cych o śmierci osoby, precyzująca: „ (…) iż bilety o których mowa, wydawane są codziennie 
w mieszkaniu Ober-Policmajstra w pałacu Prymasowskim, na zasadzie aktu zejścia właściwej 
Parafji na papierze prostym spisanego” („Kurier Warszawski, 1863, nr 252, s. 1).
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1.	� Cały ubiór koloru czarnego, choćby przy nim była na szyi chusteczka 
lub wstążka kolorowa, a na kapeluszu czarnym ubranie kolorowe, jak 
również gdyby na kapeluszu białym było czarne ubranie.

2.	� Suknie ciemno-szare przy szarej wełnianej mantyli i ubraniu głowy, 
jak wyżej.

3.	� Czarna wełniana czy muślinowa suknia, okryta u dołu wprowadzo-
nym w  używanie kolorowym pasem, przy mantyli i  kapeluszu jak 
wyżej (Bruchnalska, 1932, s. 64).

Te coraz bardziej szczegółowe instrukcje wprowadzane przez władze car-
skie poniekąd stanowiły odpowiedź na swoistą „grę kostiumową” prowa-
dzoną przez zdesperowane polskie kobiety z rosyjskim zaborcą. Ówczesne 
Polki, dostosowując się do sytuacji, znajdowały bowiem (i  wdrażały 
w  życie) rozmaite sposoby na obejście kolejnych zaborczych przepi-
sów, np. przywdziewając tzw. półżałobę. Zakładały więc suknie w kolo-
rach takich jak biel, fiolet, szarość, a nawet ciemny brąz. Nosiły ciemne 
sukienki z kolorowym szlakiem u dołu lub w pasy. Zakładały na głowę lub 
szyję chusteczkę w ciemnym kolorze z barwnym szlaczkiem lub przypi-
nały do ubrań trójkolorowe kokardy. O jeszcze innych oryginalnych sposo-
bach upartych Polek wspomniał w swoich zapiskach Mikołaj Berg. Otóż:

gdy w  instytucie panien w  Puławach nakazano zdjąć wychowankom 
żałobę, wiele dziewczątek porobiło sobie atramentem pasy na szyi i ręku, 
nazywając to żałobą nie do zrzucenia (Wasylewicz Berg, 1898, t. 1, s. 179).

	 Warto dodać, iż z czasem carska skrupulatność i gorliwość w tropie-
niu żałobnych strojów Polek oraz dociekliwość w interpretacji ich kolo-
rów zaczęła ocierać się o  groteskę. Maria Bruchnalska w  swojej pracy 
poświęconej „cichym bohaterkom” powstania styczniowego opisała (jak 
sama zaznaczyła, za nowojorskim „Echem z Polski” z marca 1864 roku) 
znamienny w tym względzie wypadek mający miejsce w Bielsku-Białej – 
„wprost zakrawający na komedię”. Otóż podobno kiedy jedna z pań:

aby się uchronić od prześladowania [związanego z noszeniem żałoby – 
M.S.‑K.], przyjechała do Bielska w  sukni jasno zielonej, tymczasem 
musiała karę dlatego zapłacić, że kolor zielony oznacza nadzieję (Bruch-
nalska, 1932, s. 62). 

Tak bowiem nadgorliwi przedstawiciele władz zaborczych zinterpreto-
wali symboliczną wymowę koloru jej zielonej sukni.
	 Ze względu na fakt, iż przez demonstracyjnie noszoną żałobę Polki 
coraz częściej narażane były na zniewagi, publiczne upokorzenia i repre-
sje zaborców, ostatni dyktator powstania, Romuald Traugutt, wydał 
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odezwę podpisaną przez Rząd Narodowy (z dnia 29 października 1863 
roku) wzywającą rodaczki do rezygnacji z manifestowania żałoby w takiej 
formie: „Nie potrzebujemy protestować kolorem sukni, kiedy krwią pro-
testujemy przeciw najazdowi” (Odezwa o  rezygnacji z  żałoby narodowej, 
1968, s. 256–267). Jednak nawet pomimo represji carskich żałoba (w roz-
maitych formach) trwała do roku 1866, kiedy to ukazał się carski dekret 
o amnestii. Wówczas nastał koniec żałoby, chociaż niektóre Polki czarne 
suknie nosiły do końca życia. 

Zakończenie

Już na początku lat 60. XIX wieku moda nad Wisłą została w sposób szcze-
gólny wpisana w konteksty polityczne i narodowe. Ówczesne manifestacje 
patriotyczno-religijne, coraz brutalniej tłumione przez carskiego zaborcę, 
wzbudziły w rozbudzonym patriotycznie społeczeństwie polskim odruch 
solidarności, jednoczenia się w żałobie oraz potrzebę zamanifestowania 
swojej niezgody na tego rodzaju traktowanie. Jednym z narzędzi sprze-
ciwu był strój; przede wszystkim czarna sukienka, a także staropolski strój 
narodowy. To właśnie wówczas moda przybrała formę zbiorowego prote-
stu; wyrazu żalu po stracie Ojczyzny, zaś w trakcie i po upadku powsta-
nia styczniowego także znaku rozpaczy po utracie bliskich. Jednocześnie 
moda stała się obiektem bacznej obserwacji carskiego zaborcy oraz prze-
śladowań z jego strony. 
	 Fakt przywdziania przez Polki żałobnych czarnych sukienek, jak rów-
nież manifestacyjne noszenie staropolskiego stroju narodowego zazwy-
czaj spotyka się z przychylną oceną historyków (a nierzadko także z ich 
podziwem), uznających tego rodzaju akty za gesty ważne, znaczące 
i potrzebne. Na ogół panuje przekonanie, iż „ten widok miał pokazywać 
zaborcy i  społeczeństwu, że istnieje opozycja narodowa” (Kieniewicz, 
1983, s. 59, 78–80), zaś „żałobą swą zwrócili Polacy, a szczególnie Polki, 
na kraj nasz nieszczęsny oczy całej Europy” (Bruchnalska, 1932, s. 52). 
	 Przy tym jednak zdarzali się i  tacy badacze, którzy, jak Stanisław 
Wasylewski, tego rodzaju „manifestacje kostiumowe” uważali za jałowe 
i  bezproduktywne. Autor opracowania o  życiu polskim w  XIX wieku 
skonkludował: 

Dzieje stulecia to nieustający prawie ciąg manifestacji kostiumowych (…) 
cywil włożył rogatywkę na bakier, czamarę, buty palone, oficer ustroił się 
w pożyczony mundur, uważając, że dopełnili najpilniejszego obowiązku 
wobec Ojczyzny. Błahe dziś dla nas szczegóły stroju bywały w ich oczach 
instrumentem agitacji, propagandy (Wasylewski, 1962, s. 500).
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Głos historyka był odbiciem krytyki żałoby, jaka pojawiała się już w trak-
cie jej trwania; i  to nie tylko ze strony Rosjan dyskredytujących ją roz-
maitymi sposobami (m.in. przez rozsiewanie wśród ludu plotek, jakoby 
żałoba narodowa warstw wyższych miała być „żałobą po pańszczyźnie”), 
ale też i samych Polaków, „lękających się”, jak pisała Bruchnalska, o  jej 
negatywne konsekwencje, jednocześnie drwiąc, iż „z czarnego kobiecego 
stroju tyle pożytku dla Ojczyzny, co z żałoby, w którą Rusinki na pośmie-
wisko psa ubrały” (Bruchnalska, 1932, s. 53, 58) 26.
	 Jednak niezależnie od oceny samego zjawiska i jego przejawów, dzieje 
ówczesnej mody żałobnej, a zwłaszcza czarnej sukienki, zwracają uwagę, 
że w okresie zaborów moda kobieca została włączona w narodowe kon-
teksty i  ściśle powiązana ze sprawą polską, stając się narzędziem walki 
z zaborcą. W istocie bowiem:

(…) jeden front przebiegał pod Miechowem, Małogoszczem, Grocho-
wiskami, drugi, nie mniej ważny – na ulicach Warszawy i  innych wiel-
kich miast Królestwa Polskiego. Na polach i w lasach walczyli mężczyźni 
z bronią myśliwską i kosami, na ulicach – kobiety w żałobnych sukniach 
(Brzeszcz, 2014, s. 120).
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Łach, mundur i szminka. Przemiany ubioru 
w wojennych doświadczeniach polskich 

kobiet‑zesłańców (1939–1946)

S t r e s z c z e n i e

Przedmiotem tego studium są doświadczenia wojenne kobiet z II Rzeczypo-
spolitej, więzionych i zesłanych w głąb Związku Sowieckiego po jego agre-
sji na Polskę w 1939 r. Istotnym novum tego ujęcia jest przedstawienie owych 
doświadczeń poprzez udokumentowane w literackich świadectwach (pamięt-
nikach, opowiadaniach, poezji) przemiany, jakich doznawały na owej dro-
dze ubrania, elementy stroju – od butów do szminki. Charakterystyczne dla 
owych doświadczeń pozbawienie wyboru stroju, zredukowanie jego funk-
cji do podstawowego zabezpieczenia organizmu przed wyziębieniem (częś-
ciej) lub przegrzaniem (w czasie pracy pod palącym słońcem kazachskiego 
lata w stepie) ukazane są w kontraście z modą kobiecą w II Rzeczypospolitej 
przed rokiem 1939. Podkreślone zostaje znaczenie przytoczonych w studium 
świadectw w  kontekście tak często podejmowanej dziś kwestii znaczenia 
ubioru „w teatrze życia społecznego”, jego funkcji jako „narzędzia kon-
struowania i komunikowania tożsamości jednostkowej”. Pojawia się istotne 
pytanie badawcze: czy wojna i nastawiony na podeptanie godności ludzkiej 
system totalitarnej opresji, jakiego doświadczały niekiedy w najbardziej eks-
tremalnym stopniu autorki przytaczanych świadectw, kwestionują całkowicie 
owe znaczenia i funkcje, czy przeciwnie – uwypuklają je przez przebijającą 
w owych relacjach tęsknotę za wyjściem poza tę jedynie „termiczną”, utyli-
tarną funkcję stroju? Interesujące okazuje się także ukierunkowanie owych 
tęsknot w stronę munduru, symbolu istotnej tożsamości jednostkowej – we 
wspólnocie (polskiej, żołnierskiej), jako znaku odzyskanej i manifestowanej 
godności, ale także w  stronę funkcji podkreślającej, jak przed wojną, indy-
widualną urodę, gust, możliwość „autokreacji” za pomocą elementów stroju, 
która została tak radykalnie zaprzeczona, odebrana przez totalitarny system 
sowieckich represji i wojennej nędzy. 

S Ł O WA  K LU C Z E : 	 kobieta, II wojna światowa, sowieckie deportacje, ubranie, 
mundur
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A B S T RAC T

Rags, Uniform and Lipstick. Women’s Clothing Transformations 
in the War Experiences of Polish Deportees (1939–1946)

The study analyzes World War II experiences of hundreds of thousands of 
women deported after the Soviet aggression against Poland in 1939 and sent 
to labor camps in Siberia or Kazakhstan. An important novelty of this study 
is its concentration on the place of women’s clothing transformations along 
this path, from shoes to lipstick, as they were depicted in literary testimonies 
of these experiences (memoirs, novels, poetry). The deprivation of any choice 
in clothing, its reduction to the most basic utilitarian function: to keep warm 
in Siberia or to provide shade under the Kazakh steppe sun, is contrasted with 
the vibrant fashion market in pre-war Poland. The testimonies analyzed in 
the study are juxtaposed with contemporary debates about the importance of 
clothing “in the theater of social life” and its function as “an instrument for 
constructing and communicating individual identity”. An important question 
for future research is whether the war and the system of totalitarian oppression 
aimed at the destruction of human dignity, as experienced by the authors of 
the testimonies, completely abolish these meanings and functions, or – on the 
contrary – emphasize their importance through an element of longing (also 
traceable in the analyzed texts) for the recovery of the old, not only utilitar-
ian meaning of clothing? No less interesting is a particular direction of these 
longings: for a uniform as a symbol of regained dignity and identity within 
a Polish, soldier community. At the same time: longing for “pre-war” func-
tions of the outfit, emphasizing individual beauty, taste, and a possibility of 
“self-creation”. 

K E Y W O R D S :  	women, World War II, Soviet deportations, clothes, uniform

Przedwojenna ulica warszawska nie odbiegała daleko elegancją dam-
skich strojów od wzorów zachodnich, nie była też opóźniona w podąża-
niu za „nowinkami”. Zawdzięczała to licznym czasopismom – nie tylko 
docierającym do węższego grona czytelniczek żurnalom zachodnim, jak 
np. „Vogue” czy zaliczanym do luksusowych magazynów polskim „Arka-
dom”, ale także czasopismom społeczno-kulturalnym czy poradniko-
wym, jak „pismo tygodniowe” „Bluszcz”, czytywane raczej przez starsze 
pokolenie, tygodnik „Praktyczna Pani. Dobra Obywatelka” lub dwutygo-
dnik „Kobieta w Świecie i w Domu”. Te ostatnie tytuły trafiały do sze-
rokiego grona czytelniczek w  całym kraju, które mogły dowiedzieć się, 
co jest ostatnim krzykiem mody w Paryżu i jak, dzięki wkładce z wykro-
jami, odnowić własną garderobę według najnowszych trendów (Mruk, 
2017, s. 13). W 1935 pojawił się wydawany w Krakowie, w Pałacu Prasy, 
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tygodnik „As”. Ów, prócz „plotek”, przynosił także zdjęcia z życia wyż-
szych sfer w Polsce, europejskich dynastii i „bożyszcz” Hollywood i sław 
rodzimych – filmowych i kabaretowych. Ich kreacje, fryzury, makijaż sta-
wały się bardzo chętnie naśladowanym wzorem. Niewątpliwie inspiro-
wały więc m.in. Marlena Dietrich (nie tylko strojem, ale i  makijażem), 
Greta Garbo czy nieustępujące im elegancją Jadwiga Smosarska, Helena 
Grossówna, Elżbieta Barszczewska, Tola Mankiewiczówna i najbardziej 
podziwiana Hanka Ordonówna (Mruk, 2017, Waldorff, 1990). W latach 
trzydziestych „kino było arbitrem stylu i mimo wielkiego kryzysu moda 
ówczesna odznaczała się splendorem” (Albrechsten, 2022, s. 38).
	 Odblaski warszawskiej mody widać nawet na odległej prowincji 
II  Rzeczypospolitej  – równie wytworne towarzystwo przechadzało się 
po deptaku w  Truskawcu, Jaremczach, Zaleszczykach, Druskiennikach 
czy Niemirowie. Przekonać się o tym można, przeglądając choćby album 
Kresy w fotografii Henryka Poddębskiego (Dulik i Golec, 2010), utrwalający 
w okresie dwudziestolecia tę polską Atlantydę. Uroda Polesia czy Wołynia, 
ale i „malownicze” ubóstwo, stroje pastuszków nieróżniące się niczym od 
postaci z  obrazów Chełmońskiego, sąsiadują tam m.in. z  nowoczesną 
halą produkcyjną Fabryki Tytoniu i Cygar w Monasterzyskach i pracu-
jącymi w niej kobietami: niemal wszystkie ostrzyżone na modnego wów-
czas „boba” i w bucikach skórkowych na obcasach. Był to widoczny wpływ 
filmu (polskiego i zagranicznego) – każda z pań pragnęła upodobnić się 
do gwiazd kina. Podczas gdy stosowne kreacje były trudne do zdobycia, 
fryzurę łatwiej można było osiągnąć. 
	 Niewątpliwie powinno się tu przywołać inną jeszcze postać dla pol-
skiej mody kobiecej bardzo zasłużoną, czyli Zofię Raczyńską-Arciszewską, 
malarkę, działaczkę społeczną, inicjatorkę powstania kawiarni artystycz-
nej „Sztuka i Moda”. W SiM-ie, jednym z najpopularniejszych salonów 
muzyczno-literackich Warszawy, organizowała Raczyńska także pokazy 
mody, prezentując kolekcje polskich artystów, w tym swoje projekty. Ini-
cjatywa ta, choć adresowana do niewielkiej publiczności, zyskała roz-
głos, a projekty zdobyły uznanie na pokazach mody w Berlinie i Paryżu 
(Raczyńska-Arciszewska, 1976).
	 Moda codzienna końca lat trzydziestych była praktyczna: popularność 
wśród kobiet pracujących zyskiwały komplety, wygodniejsze od sukienek. 
(Choć te ostatnie nadal cieszyły się wielką popularnością, zwłaszcza szyte 
z  perkalików produkowanych w  łódzkich fabrykach i  propagowanych 
ze względów ekonomicznych). Sylwetka, jak pisze Joanna Mruk (2017, 
s. 22–23), „formowana była w dwa trójkąty: ramiona powiększone poprzez 
bufki, falbanki”, etc., „szerokie klapy, wyłogi kołnierzy, wąska, podkre-
ślona koniecznie paskiem talia i  krótka, rozkloszowana dołem spód-
nica”. Dobrze przyjętą nowością były tweedowe komplety, nawiązujące 
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krojem żakietów do męskich garniturów. Kobiety coraz śmielej nosiły 
spodnie. Dotyczyło to zwłaszcza strojów sportowych, także wzorowa-
nych na męskich. W porach chłodniejszych królowały płaszcze wełniane 
lub z  tweedu, za kolana, ewentualnie z kołnierzem z  lisa lub tańszymi 
łapkami karakułowymi, oraz futra. Obowiązywała zasada, że bez kape-
lusza, rękawiczek i pończoch elegancka kobieta nie powinna wychodzić 
na ulicę. I wreszcie buty: na stabilnym, niezbyt wysokim obcasie, „w lecie 
sandałki, do których często, zamiast pończoch, zakładano białe skarpetki” 
(Mruk, 2017, 23). 
	 Wojna, zachowując te „wytyczne”, dodała nowe „trendy” obuwnicze: 
drewniaki rozmaitych fasonów (nie obejmował ich okupacyjny system kar-
tek na obuwie), sandałki ze słomy i na podeszwach sznurkowych, przypo-
minające dzisiejsze espadryle, upowszechniły się tenisówki jako obuwie 
codzienne (nie tylko sportowe). W zimie wzięciem cieszyły się góralskie 
kapce, prawdziwym skarbem zaś stały się buty narciarskie (używane na co 
dzień). Zimą 1941 r. był to wszakże towar i deficytowy, i „trefny”: rekwi-
rowano je bowiem dla żołnierzy niemieckich walczących z rosyjską zimą, 
toteż za noszenie ich groził areszt (Mruk, 2017; Rosalak, 2016). Niewiel-
kie torebki zastępowane były najczęściej pojemnymi „męskimi” teczkami.
	 Wybuch II wojny światowej nie od razu zmienił strój 1 kobiet i wygląd 
polskiej ulicy wielkich miast. W  pierwszych latach okupacji donaszano 
posiadane ubrania, jeśli kto zachował zasobne szafy jeszcze sprzed wojny. 
Starano się ocalać szyk jako znak niepoddawania się okolicznościom. 
Z drugiej strony wszakże w pejzażu względnie zasobnie wyglądających 
miast zaczęli się pojawiać np. uciekinierzy ze wschodu (lub wysiedleni 
z zachodu, to jest z ziem wcielonych do Rzeszy), którzy nie zdołali ura-
tować nic z  domu i  chronili się przed zimnem w  odzieniu całkowicie 
przygodnym, w płaszczach szytych z koców czy zasłon (przywodzących 
na myśl zaradność Scarlett O’Hary z Przeminęło z wiatrem). Postępująca 

1	 W tekście pojawiają się pojęcia „strój”, „ubiór”, „odzienie” etc., których zakres znaczeniowy 
i  funkcje bywają rozmaicie określane. Tu punktem wyjścia jest termin „odzienie”, którego 
zasadniczą funkcją jest zabezpieczenie ciała przed warunkami klimatycznymi, ale także przed 
uczuciem wstydu spowodowanym nagością. Odzienie rozumiane jako „estetyczne okrycie 
i zabezpieczenie ciała zwykło się nazywać ubiorem” – tak wytycza granice pojęć Lucyna Rot-
ter (2015, s. 6). Gdy z kolei na pierwszy plan wysuwa się semiologiczna rola ubioru, gdy staje 
się on specyficzną formą przekazu, znakiem, symbolem, mówimy częściej o „stroju”. Można 
przezeń wyrazić na przykład przynależność do grupy społecznej, etnicznej, do wspólnoty reli-
gijnej, zakonnej etc. Odzież może też funkcjonować jako „kostium” (np. teatralny), poprzez 
który człowiek zaczyna wchodzić czasowo w określoną rolę, a to, co ma na sobie, służy przed-
stawieniu lub zasugerowaniu złudzenia pewnej kreowanej rzeczywistości. Obok istnieje cała 
panorama strojów dla poszczególnych osób, np. sprawujących władzę (król, papież etc.), które 
często określamy jako „szaty” (Bokszańska 2004, Rotter, 2015).
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w miarę trwania okupacji pauperyzacja społeczeństwa różnice owe stop-
niowo zacierała. 
	 Znacznie szybciej zmiany te dotknęły osoby, które znalazły się w stre-
fie okupacji sowieckiej, a następnie trafiły do więzień, łagrów lub na zesła-
nie do Kazachstanu. Tam, szczególnie na zesłaniu i w łagrach, warunki 
życia dyktowały inne zasady: przeżyć, przetrzymać mróz, zachować (albo 
zdobyć) buty. 
	 Stosunkowo najwięcej mówią o  tym wspomnienia spisywane przez 
kobiety ze środowisk ziemiańskich, inteligenckich lub artystycznych, dla-
tego w niniejszym szkicu sięgać będę przede wszystkim do relacji kilku 
przedstawicielek tych grup. Zawierają one zazwyczaj obszerne i szczegó-
łowe opisy. Trudno jednoznacznie wskazać, co na to wpłynęło: czy pewna 
łatwość pisania, wynikająca z wykształcenia autorek, czy to, iż dla przed-
stawicielek tych zamożniejszych grup (klas społecznych) zderzenie z rze-
czywistością sowiecką było trudniejsze do przeżycia, do pokonania i wię-
cej poświęciły mu uwagi w swych relacjach. 
	 Prześledzimy tu drogę, jaką autorki wspomnień przeszły: od zamoż-
nych, dostatnio ubranych, do nędzarek w  łachmanach, powracających 
następnie (po tzw. amnestii dla obywateli polskich z sierpnia 1941 r.) do 
życia – przy armii lub w szeregach żołnierskich i w mundurze. Uzupeł-
nienie stanowią głosy tych, których amnestia nie objęła, które nie zdążyły 
ewakuować się z armią Andersa na Bliski Wschód.
	 Podstawowym problemem zesłańców był brak odpowiedniego odzie-
nia. Przypadkowo, w  popłochu pakowane rzeczy okazywały się często 
bezcenną walutą wymienną, jednak zazwyczaj były nieodpowiednie do 
pracy. Buty, płaszcze nie zabezpieczały przed kilkudziesięciostopniowym 
mrozem  – odmrożenia stóp, dłoni, uszu i  nosów stały się codziennoś-
cią zesłanych. Tym bardziej, że nie można było od razu otrzymać przy-
działu skuteczniej zabezpieczającej odzieży roboczej – kufajek, watowa-
nych spodni, czapek uszatek, filcowych butów (walonek) i rękawic. Na to 
trzeba było najpierw zapracować, wyrabiając wyśrubowane normy. Rato-
wali się więc zesłańcy, szyjąc z  przywiezionych z  Polski płaszczy, futer, 
koców, nawet kołder, pierzyn ocieplacze na plecy, nogi i ręce, które pozwo-
liłyby im pracować (Żak, 2021). Przedstawiamy tu kilka przykładów rela-
cji z tej „zesłańczej mody”.
	 Jako pierwsza pojawia się tu nasycona szczegółami opowieść Reginy 
Szablowskiej-Lutyńskiej (ur. 1927), która z Mizocza (powiat Zdołbunów) 
na Wołyniu została 13 kwietnia 1940 r. deportowana, wraz częścią rodziny, 
do północnego Kazachstanu, w  okolice stacji kolejowej Taincza. Miała 
wówczas 13 lat. Z zesłania powróciła do Polski w roku 1946. Na zsyłce 
prowadziła dzienniczek, bezcenne świadectwo czasów, losów zesłanych, 
pełne opisów, także o walorach etnograficznych, z życia Kazachów. Swoje 
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wspomnienia rozpoczyna jednak od obrazów normalnego przedwojen-
nego życia w Białym Domku – beztroskich wakacji, spacerów w parku, 
kąpieli w pobliskich stawach, gry w serso, pływania na kajakach, dziad-
ków zajętych codzienną grą w wista (Szablowska-Lutyńska, 2003, s. 11). 
Przesłaniają je sceny Września i  napływający do dworku w  Mizoczu 
uciekinierzy.

Mnie szczególnie interesowała starsza córka [Państwa Zagórskich  – 
EJCN], która mimo groźnych komunikatów radiowych codziennie zakła-
dała takie dziwne długie urządzenie do robienia fal na włosach. (…) 
Doszłam do wniosku, że musiała je stale nosić ze sobą i dlatego nie zapo-
mniała zabrać ze sobą tego żelastwa, gdy uciekali (Szablowska-Lutyńska, 
2003, s. 12). 

	 17 września 1939, słonecznym popołudniem, pojawili się w  Mizo-
czu Sowieci. „Byłam zdziwiona ich wyglądem. Tak bardzo różnili się od 
naszych domytych, eleganckich, pełnych werwy ułanów”. Zaniedbani 
i  niechlujni, często zamiast butów mieli nogi poowijane szmatami lub 
nawet bose nogi. „Towarzyszył im fetor” (Szablowska-Lutyńska, 2003, 
s. 13). Późną jesienią zaczęto do Mizocza przywozić dostojników sowie-
ckich z rodzinami. „Każdy mężczyzna marzył, by mieć zegarek, (…) cza-
sem nosili na ręku parę zegarków, a kobiety ubierały się w jedwabne nocne 
koszule zamiast sukienek” (Szablowska-Lutyńska, 2003, s.  20). Zimą 
mizocki majątek zamieniony został na kołchoz. 
	 W dniu wywózki spakowali – dzięki życzliwości jednego z enkawudy-
stów – większe zapasy ubrań – „wam wsio prigoditsia (wam wszystko się 
przyda), a  także perski dywan” (Szablowska-Lutyńska, 2003, s.  24–25). 
Zamieniony został w  Kazachstanie na własną, tylko dla rodziny, zie-
miankę, użyczoną przez jednego z Kazachów z kołchozu „Wtoraja Pia-
tilietka” w  Tiernowce (Szablowska-Lutyńska, 2003). Zbliżone obrazy 
współbytowania z  Kazachami opłacanego rzeczami znaleźć można 
w pamiętniku Marii Aulich:

Kazaczka nie chciała nas dopuścić do „kazana” [kocioł – EJCN], by sobie 
ugotować jedzenie. Trzeba było przez parę dni opłacać się swymi rze-
czami, inaczej byliśmy skazani na to, że surową mąkę rozrabialiśmy mle-
kiem i tą papką się żywiliśmy się (Aulich, 1997).

	 Handel wymienny pojawia się w niemal wszystkich wspomnieniach, 
jak choćby w relacji Aliny Vincenz (bratanicy Stanisława Vincenza): złoty 
zegarek szwajcarski za trzy worki kartofli (Herbich, 2015).
	 Podstawowym problemem był brak butów.
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Kiedyś dostałam łapcie ze skóry (…), ale była to bardzo źle wyprawiona 
skóra i tak zaschła na nogach, że musiałam włożyć nogi do beczki z wodą 
i dopiero jak zmiękły, zdołałam je zdjąć (Szablowska-Lutyńska, 2003).

	 Także Janina Kwiatkowska z  domu Szrodecka (ur.  1930 w  majątku 
Kożany na Białostocczyźnie), wywieziona jako dziecko wraz z  matką 
i  siostrą, Alą, do Kazachstanu, opowiada: „Było 40 stopni poniżej zera 
(…) na nogach miałam tylko trepy zrobione z kawałka gumy, wyciętej ze 
starej opony traktora” (Herbich, 2015, s. 26). Jednak jej rodzinna sytua-
cja była trudniejsza niż „Reni” Szablowskiej: matkę (ubraną w białą suk-
nię wykończoną liliową wstążką) pochowały dziewczynki same, ojciec 
wyszedł z Sowietów z Andersem, Janka i Ala zostały tam jeszcze cztery 
lata (Herbich, 2015).
	 Raz po raz pojawiają się u Szablowskiej-Lutyńskiej (2003, s. 101) opisy 
strojów Kazachów, odzianych przeważnie w  kożuchy  – w  zimie sierścią 
do środka, a w lecie na zewnątrz. Z rzeczy zabranych z domu zimą roku 
1943 pozostały jeszcze dwa pledy, którymi okrywały się cztery osoby, na 
wierzch kładziono fufajki i biekieszę dziadka autorki wspomnień, podbitą 
futrem z lisów. Bardzo zniszczoną – „Dziadek żartował czasem, że zostało 
z niej tylko «fu», bo «tro» się całkiem wytarło” (Szablowska-Lutyńska, 2003, 
s. 164). W lutym 1944 przywieziono do Tainczy Czeczenów, głównie kobiety 
i dzieci, skazanych za rzekomą pomoc Niemcom. Mrozy osiągały wówczas 
‑40°C, a przybysze byli letnio ubrani i nie mieli obuwia. Zazwyczaj tylko na 
przypiecku stała „jakaś jedna bardzo stara para butów, z której korzystały 
kobiety i dzieci, gdy trzeba było wyjść z pilną potrzebą. Mężczyźni mieli 
jakie takie ubrania i buty” (Szablowska-Lutyńska, 2003, s. 186). 
	 We wspomnieniach Reginy Szablowskiej-Lutyńskiej pojawia się 
przedwojenny, wytworny a niepraktyczny, pluszowy płaszcz, tym bardziej 
w oczach Sowietów uchodzący za szczyt elegancji, pożyczony od współ-
towarzyszki posielenia (zesłania), w  którym autorka, wcześniej darem-
nie starająca się o posłuchanie u towariszcza Łarionowa, naczelnika stacji 
Taincza, zostaje wreszcie dopuszczona przed oblicze urzędnika. Była też 
wówczas świadkiem dramatycznej sceny – spotkania dwóch równolegle 
istniejących sowieckich światów – oprawców i ofiar. I znów buty okazały 
się jednym z najważniejszych elementów stroju, których posiadanie było 
nieodzowne, by przeżyć, z  drugiej wszakże strony stawało się też zna-
kiem statusu społecznego. Naczelnik Łarionow był zadbanym mężczyzną 
w czarnym ubraniu i  lśniących czarnych butach, którego bezskutecznie 
błagał o buty bosy robotnik pracujący na torach przy łączeniu szyn kolejo-
wych (Szablowska-Lutyńska, 2003).
	 Lata późniejsze, już po ewakuacji armii i  zamknięciu działalności 
przedstawicielstw ambasady, m.in. dystrybuujących dary UNRRA, były 
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dla Polaków bardzo trudne. Regina Szablowska-Lutyńska wspomina, że 
dopiero w 1945 r. zaczęła ponownie docierać do Tainczy pomoc ze Stanów 
Zjednoczonych, ale

przeważnie to gdzieś znikało i nie docierało do najbiedniejszych, a jeżeli 
to najmniej potrzebne rzeczy, jak np. stosy butów letnich ozdobionych 
kolorowymi świecidełkami i  na bardzo wysokich przezroczystych obca-
sach, w których coś pływało (Szablowska-Lutyńska, 2003, s. 186).

	 Nie był też przydatny transport firanek, lecz w pamięci autorki pozo-
stał obraz pani Ireny Ejsmont, owiniętej w białą firankę i tańczącej walca 
François (podczas wieczoru polskiego w tainczańskim klubie) – „drobna 
postać we mgle firanki pięknie tańcząca solo wydała mi się czymś nie-
rzeczywistym, jakimś marzeniem z  przeszłości, a  może i  przyszłości” 
(Szablowska-Lutyńska, 2003, s.  191). Jednakże w  większości rzeczy te 
okazywały prawdziwie pomocne, jak np. „buty grube żołnierskie, chluba 
zapomóg amerykańskich”, w których Maria Aulich powróciła do Polski 
(Aulich, 1997).
	 O zawstydzającym zjawisku znikania darów UNRRA pisze również 
Janina Kwiatkowska: gdy z siostrą – dwie nastoletnie sieroty w wielkiej 
potrzebie – zwróciły się o pomoc (dystrybucją ubrań z darów zajmowała 
się tam Polka!), nie otrzymały nic. Spotkały ją jeszcze raz, już w czasie 
drogi do Polski: „wiozła całą walizę wypchaną amerykańskimi ciuchami. 
Ala nie wytrzymała i wobec całego wagonu ją skompromitowała” (Her-
bich, 2015, s. 34). 
	 Gdy dobrnęły do Białegostoku w poszukiwaniu krewnych – obdarte, 
zawszone, z uratowanym (jako jedynym dobytkiem, i jedynym ocalonym 
jeszcze z domu rodzinnego) porcelanowym nocnikiem – jakiś przypad-
kowy przechodzień ofiarował Jance zawiniątko. „Były w nim buty. Czarne, 
na koturnie. „Najpiękniejszy prezent, jaki dostałam w całym życiu” (Her-
bich, 2015, s. 35). 
	 Do łagrów jednak dary nie docierały. Tam walka o rzeczy, czyli o byt, 
trwała nieustająco. W relacjach Stefanii Szantyr, sanitaruszki AK w ope-
racji Ostra Brama, zesłanej w  roku 1945 (to jedyna uwzględniona tu 
powojenna zsyłka), do łagru w Uchcie, następnie na Workucie (spędziła 
w łagrach 11 lat), ta walka zaczęła się już pierwszej nocy:

Kładąc się spać, przypięłyśmy agrafkami ubranie do koca. Dla sowie-
ckich złodziei to jednak śmieszna przeszkoda. Ograbiono nas doszczętnie 
z ubrań i butów. Musiałyśmy chodzić w łapciach z łyka i onucach (Her-
bich, 2015, s. 57).
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Wkrótce ukradziono i onuce.
	 Wśród wspomnień ze zsyłki do Kazachstanu warto zwrócić osobno 
uwagę na te ukazujące egzystencję Polaków, którzy wydostali się z Sowie-
tów dopiero po wojnie, a także ich relacje z Rosjanami, bowiem przypo-
minają niekiedy sytuację zesłańców dziewiętnastowiecznych, nieobjętych 
amnestią i pomału wrastających, z konieczności, w tamtejszy grunt. Gra-
żyna Jonkajtys-Luba pisze np. o swojej matce, która

zyskała w Korniejewce sławę bardzo dobrej krawcowej i co wytworniej-
sze „elegantki” ubiegały się o  jej szycie. Do stałych klientek należała 
żona Szewczenki, bezwzględnego predsiedatiela sielsowietu, zwalczają-
cego praktyki religijne. Szewczenkowa przyniosła Mamie materiał na 
uszycie zimowego płaszcza, podszewkę, watolinę i uchodzący wtedy za 
szczyt wytworności w lenińskim rejonie miatyj plusz 2. Zażądała budko-
wego kołnierza.

Takie kołnierze były modne w  latach dwudziestych bieżącego stulecia, 
jednak moda docierała tu wolno. W  ostrym klimacie zresztą fason ten, 
osłaniający wysoko twarz, uszy i  tył głowy, bardzo dobrze się sprawdzał 
(Jonkajtys-Luba, 2012, s. 176–177).
	 Z kolei Anna Sobota w swoim dziewczęcym pamiętniku z zesłania do 
Kazachstanu (1940–1946) przywołuje scenę obowiązkowych obchodów 
Dnia Kobiet na fermie i wystrojone kobiety miejscowe, i urzędniczki:

dwudziestoletnia dziewczyna gurtupraw w jednej z obór, która siedziała 
na uboczu sztywna jak gdyby kij połknęła i  tylko na widoku trzymała 
swoje ręce odziane w bawełniane rękawiczki. Widocznie chciała się nimi 
pochwalić, bo nikt takich tu nie ma.

Autorka skarży się zarazem, że do sklepu (pisane w  marcu) przywożą 
„tylko perkaliki, nigdy cieplejszego materiału jak flanela” (Sobota, 1993, 
s. 72–73).
	 Wreszcie relacja 3 Stanisławy Jasionowicz (1930–2023; późniejszej sio-
stry Marii Teresy, nazaretanki), wywiezionej z majątku Jezupol koło Sta-
nisławowa do Kazachstanu. Dziecięce emocje idą tu w parze z niezwykle 
dojrzałymi przemyśleniami. Wiążą się one z sąsiedztwem z zamożnymi 
Rosjanami, których

2	 Czyli gnieciony.
3	 Dotyczy okresu wcześniejszego niż dwie poprzednie relacje; autorka ewakuowana z  ZSRS 

z armią Andersa. 
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córeczka przechadzała się z dumą, by pokazać swoje piękne suknie i lalkę, 
której biednym dziewczynkom nie wolno było dotykać. Doświadczenie to, 
bolesne początkowo, stało się jednak źródłem siły: w pewnej chwili pomy-
ślałam: „Ty nic o mnie nie wiesz, nie wiesz, kim jestem i co kiedyś miałam. 
Nie wiesz, że mam w sercu coś, czego ty nie masz, coś, co jest większe od 
twych bogactw. Mam Boga” (Jasionowicz, 2016, s. 33). 

	 Beata Obertyńska (1898–1980), córka Maryli Wolskiej, wychowana 
w domu, w którym nie tylko spotykała się, lecz także kształtowała lwow-
ska elita intelektualno-artystyczna, gospodarowała następnie w majątku 
w  Odnowie. Uznawano ją za drugą po Pawlikowskiej-Jasnorzewskiej 
damę polskiej poezji. Sowieci aresztowali poetkę we Lwowie, w  lipcu 
1940  r. i  osadzili na Brygidkach. Oskarżono ją o  buntowanie fornali  – 
z własnego majątku – przeciw sowieckiej władzy, uznano za wroga ludu. 
Kilkanaście miesięcy spędziła w więzieniach i w obozach pracy: poprzez 
Kijów, Odessę, Charków, Chersoń, Artiomowsk, Starobielsk, Tułę, Kożwę 
aż do łagru pod Workutą. Część tej trasy – do Loch-Workuty – odbyła na 
„barży”, płynąc Peczorą i Ussą. Potem pokonała jeszcze drogę na zsyłkę do 
kołchozu pod Bucharą, poprzez Samarę, Taszkent, Samarkandę (Chłap-
-Nowak, 2004). 
	 Amnestionowana na mocy układu Sikorski–Majski (z 30 lipca 1941), 
wstąpiła do tworzącej się pod dowództwem gen. Władysława Andersa 
Armii Polskiej. Po ewakuacji na Bliski Wschód została odkomenderowana 
do spisywania wspomnień z  Sowietów. Opublikowała je w  roku 1946 
pod pseudonimem Marta Rudzka. Następnie powróciła do munduru: 
została przeniesiona do Londynu, do pracy w Wydziale Kultury i Prasy 
2. Korpusu, a wreszcie do Włoch: służyła w randze porucznika w kwa-
terze Oświaty 2. Korpusu w Rzymie. Oczyma niezaradnej życiowo, nad-
wrażliwej, pełnej współczucia inteligentki patrzymy na świat sowiecki. 
Obok książek Józefa Czapskiego i Herminii Naglerowej tekst jej wspo-
mnień zaliczany jest do pierwszych i najważniejszych świadectw pobytu 
w łagrach.
	 Z etapu na etap zanurza się coraz głębiej w więziennej rzeczywistości. 
O spotkanych w charkowskiej peresilniej tiurmie więźniach pisze:

To nie są mężczyźni. To ludzkie strzępy, ludzkie łachy, oberwańcy, nędza-
rze. (…) Draby w szynelach krążą wokoło i patrzą. (…) Transport rusza 
do bani. (…) Każda z nas musi oddać rzeczy do pieca prócz butów. Któż 
jednak ma tu buty? Chyba my, bo cała Rosja chodzi w kaloszach (Ober-
tyńska, 1991, s. 72).

	 Zadziwiające, na tle innych więziennych doświadczeń, jest wspomnie-
nie Obertyńskiej z więzienia w Chersoniu, które jako jedyne
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co do strzępka oddawało zatrzymane „na kwitancję” rzeczy. (…) Kiedy 
dyżurny (…) chciał którejś z  nas zatrzymać odebrane jej przy rewizji 
medaliki, naczelnik nie tylko kazał mu je zwrócić, ale w naszej obecności 
porządnie sklął dyżurnego.

Tam również dochodziły do więźniarek paczki z  domu (Obertyńska, 
1991, s. 87). 
	 Na barży śmierć stała się codziennością: umierające dzieci, odziane 
w  strzępy „nadzianych jeden na drugi kaftaniczków, sweterków i  chu-
stek”, „eks-ułan, zabawna figura w za długim baranim kożuchu”, dzie-
więcioletni Oleś Szymański w  wysokich ojcowskich butach, „szurający 
nimi grzecznie i układnie na powitanie” (Obertyńska, 1991, s. 276–278).
	 Poetka paroma szkicowymi ruchami tworzy także zapadające w pamięć 
sylwetki współtowarzyszek z barży i zesłania. Cichej Marysi, która z wełny 
„odzyskiwanej” np. z  ostatecznie już zniszczonych, podartych swetrów 
dzierga na patyczkach rękawiczki dla zesłanych, a  także skarpetki dla 
dzieci uzbeckich (Obertyńska, 1991, s. 325), i zaradnej Heleny 

w zniszczonym kożuszku, parcianych spodniach i sznurkami przywiąza-
nych do nóg buciorach (…), która znalazła w magazynie na ziemi jeden 
bezcenny gulmiech, a  że gwoździe są tu czymś wprost niespotykanym, 
postanowiła użyć go do ratowania podstawy swojej egzystencji – butów 
(Obertyńska 1991, s. 274, 334). 

	 Trwająca trzy miesiące droga do wojska (i zarazem trzy miesiące skraj-
nej głodówki) skończyła się dla poetki na stacji Guzar (Uzbekistan), gdzie 
w 1942 r. utworzono Ośrodek Organizacyjny Armii oraz Ośrodek Zapa-
sowy Pomocniczej Służby Kobiet (PSK). Jednak już wcześniej pojawił się 
sygnał naprawdę zbliżającej się wolności: „Na jednej stacji zatrzymuje nas 
kapitan w polskim mundurze. W pełnym polskim mundurze. Orzełek na 
czapce i odznaki. Czeka na dworcu na przyjeżdżających do wojska Pola-
ków” (Obertyńska 1991, s. 338). Dlaczego przeżycie to było tak ważne, 
mówi wiele zesłańczych relacji. Tu pozostańmy przy Obertyńskiej, sięga-
jąc do wstrząsającego obrazu, tym razem z wierszy dołączonych do tomu 
jej wspomnień. W Tajdze pisze ona: 

Nie wiem pod wagą jakich win 
ci ludzie zmięci i szarzy, 
znad smugi świeżo kładzionych szyn 
nie wznoszą ziemistych twarzy…

Tuż obok, wbity w mokry chaszcz, 
ogieniek rudo pełga…
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…Gdzieniegdzie jeszcze wojskowy płaszcz 
i czapka. Już bez orzełka.

	 Najbardziej zewnętrzną, ale i symboliczną oznaką odmiany losu było 
zrzucenie zawszonych, lecących z  grzbietu łachmanów i  przywdzianie 
munduru. (O  takiej samej przemianie  – wczoraj łach, mundur dziś  – 
śpiewali też polscy żołnierze znad Oki…). Mundur pozwalał odzyskiwać 
nadzieję, poczucie przynależności do wspólnoty, godność. Dotyczyło to 
i jednoczyło wszystkich przybywających, niezależnie od wieku i płci:

Ku chwale Ojczyzny, pani Komendantko… – pręży się różowy od wiatru, 
uśmiechnięty szkut w za długim wojskowym płaszczu.
	 Dostaję mundur. Męski, za duży, o  tysiącu metalowych, nieznanych 
guzików, których raniące się jeszcze ciągle palce nie mają nigdy siły prze-
pchać przez za ciasne, nowe dziurki. Dostaję wysokie, sołdackie, używane 
buty, w które mieszczę się z resztkami własnych trzewików, a na głowę – 
zamiast sławnego turbana 4 – furażerkę! Ludzie na świecie! Czy widział 
kto co podobnego? Żołnierz!
	 Salutuję teraz, wchodząc do namiotu Komendantki. Nie wiem czemu, 
wszystko pęka ze śmiechu. Oczywiście! Znowu guziki! Jeszcze się nie 
nauczyłam, ile ich jest i że wszystkie trzeba pozapinać. Kobiece mundury 
jeszcze nie nadeszły. Spodnie są za długie i wiszą mi po cholewach, nad 
same kostki.
	 Mniejsza z  tym… Mniejsza z  tym… Mniejsza z  tym! (Obertyńska, 
1991, s. 340).

	 O mundury było początkowo trudno. Tworząca się armia (18 sierpnia 
1941 r. gen. Anders rozpoczął formowanie wojska) nie miała uzbrojenia, 
nie miała mundurów, wystarczy przypomnieć, że 25 września w ośrod-
kach formacyjnych było już 38 tysięcy osób, w tym 34 zdolnych do służby 
wojskowej  – umundurowana była zaledwie jedna siódma lub jedna 
ósma z  nich, bardzo dużo ochotników było wciąż bosych. Sam Anders 
wspominał:

do końca życia nie zapomnę ich wyglądu. Ogromna część bez butów i bez 
koszul. Wszyscy właściwie w  łachmanach, częściowo strzępach starych 
mundurów polskich, wychudli jak szkielety (Anders, 1995, s. 93).

	 Legenda polskiej estrady, Hanka Ordonówna (1902–1950), czyli Maria 
Anna z domu Pietruszyńska, hrabina Tyszkiewiczowa, po aneksji Litwy 
przez ZSRS zesłana została do pracy w tuczarni świń pod Kujbyszewem, 

4	 Turban z ręcznika noszony przez poetkę z powodu newralgii.
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następnie do Uzbekistanu. Tam pracowała przy tłuczeniu kamieni, tam 
również ponownie zachorowała na gruźlicę. Po amnestii początkowo 
dołączyła do tworzącego się w Tockoje zespołu teatralnego. Wkrótce jed-
nak zajęła się pomocą dla osieroconych polskich dzieci, z którymi ewa-
kuowano ją z  Persji do Indii, następnie do Libanu. Doświadczenia te 
ujęła w tomie opowiadań Tułacze dzieci (1948). Postaci są tu fikcyjne, lecz 
obrazy z  życia polskiego sierocińca  – organizowanego początkowo (po 
„amnestii”) we Wrewskoje, w Uzbekistanie – autentyczne. I w tych rela-
cjach kwestie odzienia są bardzo istotne. Zasadniczą cezurą oznaczającą, 
tak jak w przypadku dorosłych, odmianę losu, było rozpoczynające pobyt 
w ochronce palenie starych łachmanów i rozdanie nowych ubrań i butów. 
Te zwłaszcza uznawali mali przybysze za cenne: nauczeni zesłańczym 
doświadczeniem, dopominali się o dużo większe rozmiary, bo nogi rosną. 
„Teraz dają buty, a (…) potem mogą nie mieć i nie dadzą” – tłumaczył 
wychowawczyni doświadczony Józek z Rodziny Czynczyków (Hort, 1948, 
s.  144). Dzieci starsze musiały pomagać w pilnowaniu młodszych, szy-
ciu, naprawianiu ubrań, także młodszych dzieci, w praniu, etc. Ewakua-
cja do Indii (do Bombaju) oznaczała dla podopiecznych Ordonki zetknię-
cie się z podwójną egzotyką – światem hinduskim, ale i brytyjskim (dzieci 
objęto też opieką pań z brytyjskiego Czerwonego Krzyża). Ubrane za cie-
pło jak na tamtejszy klimat, otrzymywały na powitanie topi i hełmy kor-
kowe (Hort, 1948). Zdarzali się też indywidualni ofiarodawcy, pragnący 
pomóc – dostarczający np. perkal na sukienki dla wszystkich dziewczynek 
(Hort, 1948). 
	 Kolejny głos należy do Herminii Naglerowej (1890–1957), pisarki, 
doktor filozofii, wywodzącej się z  drobnoziemiańskiej rodziny żydow-
skiej. Aresztowana w styczniu 1940 r., osadzona w więzieniu na Zamar-
stynowie (Lwów), następnie w  Horodni, skazana na 8 lat obozu, karę 
odbywała w łagrze w Burmie w Kazachskiej SRR. Uwolniona w wyniku 
„amnestii”, podjęła służbę w PSK, w oddziale Prasy i Propagandy. Prze-
szła cały szlak bojowy Armii Polskiej na Wschodzie i 2. Korpusu. W latach 
1943–1946 była redaktorką czasopism wojskowych: „Ochotniczka” oraz 
„Poradnik dla Świetlic i Świetliczarek”. Wojnę zakończyła w randze kapi-
tana. Jej doświadczenia stały się kanwą opowiadań o ciężarze gatunko-
wym dokumentu. Nadała im tytuł Ludzie sponiewierani (1945; wydanie 
drugie, zmienione, jako Kazachstańskie noce, 1958). W tomie ułożone są 
zgodnie z kolejnością „przystanków” w drodze samej pisarki. 
	 Najpierw zatem więzienne obrazy z  przesłuchania, z  lwowskiego 
Zamarstynowa (opowiadanie Śledztwo):

Henryka (…) zaczęła się ubierać. Maria upomniała ją głośnym szeptem: 
„niech pani włoży na siebie wszystko, co ma. Proszę niech panie weźmie 
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moje wełniane majtki. I płaszcz. Płaszcza proszę tam za nic nie zdejmo-
wać. (…) Ubierała się pospiesznie, naciągając przez głowę sukienkę (…) 
przetarty pod ramionami sztuczny jedwab pękł. Przy obciąganiu rozdarła 
się sukienka także w pasie. Henryka powiedziała z żalem: „Jedyna moja 
sukienka” (Naglerowa, 1958, s. 31). 

	 Jak w  wielu wspomnieniach, także u  Naglerowej pojawia się strój 
sowieckich oprawców. Często jest to mundur, postrzegany zawsze jako 
odrażający lub budzący grozę.
	 Dwie „szpały” [tu: naszywki  – EJCN] na kołnierzu sędziego śled-
czego Iwanowa świadczyły o jego wysokiej szarży.

Wymięty splamiony mundur ujawniał jednak niechlujstwo. Na klamce 
okna wisiały skarpetki, buty stały przy nodze biurka. Sędzia był bosy. 
Przykry zapach (…) parował z wietrzących się szarych grubych pończoch 
(Naglerowa, 1958, s. 34, 41).

	 Drogę na kolejne przesłuchanie (opowiadanie Obłęd i polityka), tzw. 
dopros  – z  więzienia na Zamarstynowie do biura NKWD w  „mało-
miejskim dworku” – odbyła Henryka w „spłowiałym flanelowym szlaf-
roczku i warszawskich pantoflach”. Przesłuchujący śledczy miał na sobie 
„cywilne ubranie, śnieżnej białości kołnierzyk i granatowy krawat” (Nag-
lerowa, 1958, s. 50–51).
	 Akcja opowieści Chaplin w łagrze toczy się w Kazachstanie: w łagrze 
i w  stepie, którego „rozwichrzonej szarości” dodają barw ubrania przy-
musowo pracujących skazanych: „błękitny żyrardowski perkalik Oksany” 
i  spłowiała, „czerwonego koloru chusteczka na głowie Marfy” (Nagle-
rowa, 1958, s. 69). W narracji wszakże na pierwszy plan wysuwają się – 
buty. Do pracy w polu przy wycinaniu sierpem lucerny nie nadawały się 
pantofle uszyte z  kawałków koca, na których bohaterka wyhaftowała 
w  więzieniu włóczką wyprutą ze swetra zakopiańską parzenicę. Znisz-
czone, spadały z nóg, „bandaże na palcach poczerniały, rany przypudro-
wała miałka ziemia”. Wyrobić normy nie potrafiła, zatem nie mogła liczyć 
na przydział roboczych butów. Wreszcie przydzielono jej – po chorej na 
czerwonkę Soni – „ogromne czółna zrobione z kawałków opon”.

Nazywano te „sapogi” czule i  śpiewnie „rezinki” [gumki, gumiaki  – 
EJCN]. Ich rozmiar, mimo przymocowania sznurkami do kostek, pozwa-
lał stopie poruszać się wzdłuż i wszerz, nabierały w siebie ziemię i chwa-
sty, grzęzły w glebie.

Budziły śmiech przymusowym komizmem ruchów ich użytkowniczki, 
opóźniały jej działania, uniemożliwiając wykonanie normy (Naglerowa, 
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1958, s.  68, 74–77). (Bliźniacze „obuwie” nosiła cytowana już Janina 
Kwiatkowska). Bohaterce opowiadania Naglerowej w tym „świecie spo-
niewieranych ludzi” przyszła z pomocą umierająca Marfa, która po kry-
jomu ofiarowała jej swoje „rybackie trepy”. 
	 Jak się wydaje, to właśnie tytułowe określenie „sponiewierani ludzie” 
oddaje skrótowo, ale i  niezwykle trafnie sposób, w  jaki polscy zesłani 
postrzegali nie tylko siebie, ale i  zwykłych sowieckich obywateli: jako 
ofiary systemu. Wspólnota zdegradowanego ubioru to także potwierdze-
nie roli ofiary. 
	 Osobne miejsce w tych rozważaniach zostało poświęcone wspominanej 
już wcześniej Pomocniczej Służbie Kobiet, czyli tak zwanym „pestkom”, 
formacji powstałej w roku 1941 w ramach Polskich Sił Zbrojnych w ZSRS. 
W połowie listopada 1941 r. w PSK służył już niemal tysiąc kobiet. Prócz 
opatrywania rannych, obsługi szpitali i kuchni, pracy w szkołach dla sierot 
wojennych i świetlicach podejmowały zajęcia należące do dziedzin uwa-
żanych dotąd za typowo męskie, jak kierowca czy nawet mechanik. 
	 W PSK obowiązywały odrębne wytyczne dotyczące moralności kobiet-
-żołnierzy. Jak pisze Anna Marcinkiewicz-Kaczmarczyk (2021), dowódz-
two starało się, aby postawa i zachowanie ochotniczek nie stały się pre-
tekstem do krytyki formacji. W  wytycznych rekrutacyjnych postawiono 
warunek, aby kandydatki do PSK były „nieposzlakowanej czci”. Wyraźne 
były także wymogi dotyczące wyglądu i zachowania ochotniczek. Wpro-
wadzono je jeszcze w  Sowietach, szczególnie jednak przestrzegano ich 
na Wschodzie ze względu na odmienność kultury i  obyczajów. Oto, co 
zawierał rozkaz komendantki Kompanii PSK przy Komendzie Garni-
zonu Bagdad:

W warunkach dla nas egzotycznych należy (…) przestrzegać ogranicza-
nia swobody osobistej (…) oraz zakazów zawierania znajomości z  lud-
nością tubylczą, przemieszczania się poza miejscem zakwaterowania oraz 
w godzinach wieczornych, a także odwiedzania restauracji oraz kin.

W miejscach publicznych ochotniczki miały „przestrzegać zachowania się 
godnego, skromnego, niewyzywającego” (Marcinkiewicz-Kaczmarczyk, 
2021, s. 26). Wygląd ochotniczek zaś miał być „schludny, a umundurowa-
nie zgodne z przepisami. (…) Nie należy nosić przesadnej ilości biżuterii 
jak bransolety, kolczyki, pierścionki itp. Nie należy zbytnio upiększać się 
szminką”.
	 Warte zauważenia jest tu słowo „zbytnio”, świadczące o  pew-
nej wyrozumiałości dowództwa. Dodać też trzeba, że makijaż, nieod-
łączny element kobiecego stroju, choć w  warunkach zsyłki przestał ist-
nieć (widoczny był natomiast wśród kobiet sowieckich należących do 
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grup uprzywilejowanych, np. zarządu kołchozu czy łagru), powrócił jed-
nak szybko, jeszcze w Sowietach, choć w ograniczonym zakresie. Z kos-
metyków upiększających pozostał właściwie jeden, niemal obowiązkowy: 
szminka, namiastka luksusu. Uszminkowane usta stały się (tak jak w oku-
powanej Polsce) znakiem dbałości o wygląd, potrzebnym, jak pisze Mag-
dalena Pruszkiewicz (2022), dla podtrzymania morale, jako znak kobiecej 
godności i niezłomnej wiary w zwycięstwo. 
	 Wytyczne dotyczące wyglądu, choć ochotniczki podporządkowywały 
się im, nie budziły entuzjazmu, a także bywały przedmiotem zabawnych 
dobrodusznych kpin, jak te niby mizoginistyczne opowiastki, wiersze 
i piosenki Feliksa Konarskiego, przyglądającego się w Ługowoj musztrze 
„pestek”. Tu właśnie narodziła się pod jego piórem ochotniczka Helenka, 
prawdziwy wojak Szwejk w spódnicy. Postać z życia wzięta, „tylko imię 
zmyślone”, pisał Konarski.

Ochotniczka Helenka (…) nosiła za duże fasowane buty i jeszcze więk-
szy battle-dress, miała krzywe nogi i proste warkoczyki, i zawsze stojąc 
na końcu szeregu krzyczała: „ślepa!”. Poza tym była pechowa. Jeżeli coś 
robiła, to przeważnie na odwrót, jeżeli coś myślała, to zawsze inaczej niż 
wszyscy i różniła się tym od innych ochotniczek, że podobali się jej wszy-
scy mężczyźni, a za to ona żadnemu!… (Konarski, 1946, s. 56–58).

	 W Ochotniczkę Helenkę wcieliła się znakomicie, czy wręcz zrosła się 
z  nią, Nina Oleńska (1903–1983), wokalistka, aktorka i  tancerka, żona 
Feliksa Konarskiego. 
	 W kolejnych tekstach Konarski tworzy cały szereg z pozoru prześmiew-
czych portretów ochotniczek, przyznając, między wierszami i expressis ver-
bis, że „kobiety zdały cudownie egzamin, jako żołnierze”. Pochwały prze-
platają się z kolejnymi zabawnymi obrazkami z życia „pestek”, służących 
często jako „drajwerki”, jak (nieporadna jako mechanik samochodowy) 
Panna Dzięgielewska, która:

Dawniej miała pieska,
Teraz ma maszynę,
W baku benzynę,
Akumulator i karburator,
I rękawice, i kierownicę,
I francuski klucz! (…) 
Siada i od razu
Z miejsca daje gazu!
A że jest kobietą,
Zrozumiałe przeto,
Że ma wśród narzędzi:
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Puszek łabędzi,
Karmin i szminkę,
I pudru skrzynkę 
Kremu słoiczek,
Lakier, pilniczek 
I francuski tusz! (…)

	 I znów Konarski dodaje komentarz do własnego tekstu:

Nie spotkałem więcej panny Dzięgielewskiej na swoim żołniersko-teatral
nym szlaku!… A wiecie dlaczego? Bo to wszystko była nieprawda!… Bo 
tego rodzaju panien Dzięgielewskich nie było u nas!… Były za to inne panny 
Malinowskie, Prztyckie, Kowalskie, Janki, Władzie i Zosie, które dzielnie 
panowały nad kierownicą, mimo że wszystkie bez wyjątku miały nad miarę 
(…) kręcone loczki (…) i bardzo często buzie równomiernie pokryte czer-
woną szminką i smarem samochodowym!… (Konarski 1946, s. 96–98).

	 Wreszcie pojawia się wiersz Malowane usta (Konarski 1946, s.  118–
119), pełen nostalgii za czasem przedwojennym, gdy: 

Najważniejsze były malowane usta, 
Najważniejsze były malowane brwi!
Rzęsy podczernione,
Loczki podkręcone,
Na paznokciach lakier koloru krwi! 
Najważniejsza była wieczorowa suknia,
pończoszka cienka, jak pajęcza nić!
Pantofelki lila,
Torba z krokodyla,
Jeśli pani chciała elegancką być!

Wojenna teraźniejszość zmieniła sytuację kobiet, zwłaszcza zaś „pestek”, 
pogodzonych (chwilowo) i z wymogami dowódców, i z „innymi czasami”, 
nieprzychylnymi dla kobiet: 

Malowanie dziś się musi skończyć fiaskiem,
Na pustyni razi karmin, tusz i róż!
Starczy jeden raz menażki umyć piaskiem 
I z paznokci cały lakier zniknął już!

	 Zamykając tę niewielką „antologię” relacji z drogi, jaką przechodziły 
kobiety z II Rzeczypospolitej, zagarnięte falą totalitarnej przemocy w 1939 
roku w  głąb Związku Sowieckiego, przez więzienia, obozy, a  potem  – 
z nadzieją na powrót do kraju – z armią gen. Andersa lub już w ramach 
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„repatriacji” powojennej, pora zastanowić się nad tym, co łączy te głosy. 
Spojrzenie na wojenną poniewierkę i  poniżenie przez pryzmat napo-
mknień o przemianach, jakich doznawały na owej drodze ubrania, ele-
menty stroju – od butów do szminki – daje okazję do szczególnej refleksji 
zarówno nad egzystencjalnym doświadczeniem kobiet – ofiar II wojny, jak 
i funkcjami ubioru w sytuacji ekstremalnego ogołocenia. Łączy na pewno 
wszystkie przytoczone tutaj głosy rodzaj obserwacji, spostrzeżeń, podyk-
towany wspólnotą doświadczeń zesłańczych. Charakterystyczne są dla 
owych doświadczeń przygodność stroju, pozbawienie możliwości doko-
nania jego wyboru, zredukowanie jego funkcji do podstawowego zabez-
pieczenia organizmu przed wyziębieniem (częściej) lub przegrza-
niem (w czasie pracy pod palącym słońcem kazachskiego lata w stepie). 
W łagrze, więzieniu czy na zesłaniu istniała tylko konieczność – ratowa-
nia zdrowia, życia, za cenę rezygnacji z piękna, z dbałości o wygląd, czy-
stość, rezygnacji ze wstydu. I w pewnej mierze później, już na wolności, 
lecz w wojsku, także wybór stroju był ograniczony, choć oczywiście miało 
to zupełnie inny charakter. 
	 Istotny jest tu kontrast, dla znacznej części kobiet doświadczających 
tej zmiany szokujący, z  przedwojenną dbałością o  strój, wysmakowany 
w każdym szczególe. Szokujący również z punktu widzenia tak rozpo-
wszechnionych we współczesnym konsumpcyjnym społeczeństwie haseł 
kreowania lub kształtowania za pomocą stroju swojej tożsamości, wize-
runku (Romaniszyn, 2019). Jest wszakże jedna jeszcze nić łącząca wszyst-
kie relacje analizowane tutaj pod kątem ubioru. To obecna wszędzie, poza 
opowiadaniami Ordonki i Naglerowej, narracja pierwszoosobowa, typowa 
dla wspomnień, pamiętników etc. Równocześnie jednak nie skupiają się 
one przede wszystkim na emocjach samej narratorki. Raczej na tym, by 
pokazać, jak w tych warunkach można było przeżyć, nie poddać się roz-
paczy, choć w niektórych głosach słychać też zdumienie, niedowierzanie 
samych autorek, że przetrwały. Być może zadecydowało o  tym pokole-
niowe wychowanie (hartowanie), dorastanie w latach trzydziestych. 
	 Warto więc zwrócić uwagę na szczególny aspekt przemian w modzie 
i obyczajowości, który jeszcze przed II wojną paradoksalnie jakby przy-
gotowywał kobiety do sytuacji, w której strój i wygląd w coraz mniejszym 
stopniu podkreślają różnicę międzypłciową, zbliżając świadomie modne 
kobiety II RP do tradycyjnych ról męskich, także tych militarnych. W inte-
resujący sposób dostrzega i analizuje te przemiany Magdalena Gawin.

O ile pokolenie lat 20. poddawało się naturalnie przemianom rewolu-
cji obyczajowej, jaka nastała po Wielkiej Wojnie; kobiety zrzucały gor-
sety, ścinały włosy, słuchały jazzowej muzyki, to „podlotki” z ostatnich lat 
30. były inne. Żyły pod presją nadciągającej katastrofy i odrzucały pewne 
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stare formy ze zdwojoną intensywnością. Efektem tych zdwojonych prze-
mian  – była koleżanka i  równoprawna towarzyszka walki z  powstania. 
Taka, która umiała odbezpieczyć pistolet i  nacisnąć spust, łyknąć kieli-
szek gorzkiego spirytusu i kilometrami dźwigać rannego kolegę na ple-
cach (Gawin, 2016).

	 Przedstawione tutaj zapisy miejsca stroju i jego przemian w relacjach 
literackich (pamiętnikarskich, nowelistycznych, poetyckich) kobiet z drogi 
przez wojenne i sowieckie piekło zesłańcze pozwalają także na przemy-
ślenie tak często podejmowanej dziś kwestii znaczenia ubioru „w teatrze 
życia społecznego”, jego funkcji jako „narzędzia konstruowania i komu-
nikowania tożsamości jednostkowej” (Romaniszyn, 2019; Bokszańska, 
2004). Czy wojna i nastawiony na podeptanie godności ludzkiej system 
totalitarnej opresji, jakiego doświadczały niekiedy w  najbardziej ekstre-
malnym stopniu autorki przytaczanych tutaj świadectw, kwestionują cał-
kowicie owe znaczenia i  funkcje, czy przeciwnie – uwypuklają je przez 
przebijającą w owych relacjach tęsknotę za wyjściem poza tę jedynie „ter-
miczną”, utylitarną funkcję stroju? Interesujące i warte na pewno dalszych 
rozważań staje się ukierunkowanie owych tęsknot: w  stronę munduru, 
symbolu istotnej tożsamości jednostkowej – we wspólnocie (polskiej, żoł-
nierskiej), jako znaku odzyskanej i manifestowanej godności. Ale także 
w  stronę funkcji podkreślającej, jak przed wojną, indywidualną urodę, 
gust, możliwość „autokreacji” za pomocą elementów stroju, która została 
tak radykalnie zaprzeczona, odebrana przez totalitarny system sowieckich 
represji i wojennej nędzy. 
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Ubiory, ludzie i sieci społeczne w „Regestrze a spisku 
wszystkich rzeczy pańskich” podskarbiego koronnego 

Mikołaja Szydłowieckiego z 1525 roku

S treszczenie         

Artykuł został oparty na archiwalnym inwentarzu mobiliów (ubiorów, tka-
nin, dodatków, wyrobów ze złota i  srebra) Mikołaja Szydłowieckiego, pod-
skarbiego wielkiego koronnego (1515–1532), kasztelana sandomierskiego 
(1515), starosty radomskiego (1507–1532), olsztyńskiego (1523). Nie jest to 
tylko wykaz tego, co podskarbi ma, ale także rejestr tego, co miał, a co już nie 
jest w jego posiadaniu z powodu tak przeróbek odzieży, jak i na skutek prze-
kazywania ruchomości innym osobom. To ważna właściwość tego inwenta-
rza, która w znacznej mierze decyduje o  jego unikatowości. Rejestr ten ma 
charakter spisu aktualnego i praktycznie użytkowanego, a nie jedynie doku-
mentacyjnego. Zasób ujętych w rejestrze informacji jest więc znacząco szerszy 
niż zazwyczaj w  przypadku ruchomości mobiliów, zwłaszcza w  kontekście 
historii poszczególnych przedmiotów, określanej w literaturze socjologicznej 
jako „życie rzeczy”. Dobrze uchwytne jest nadawanie im „drugiego życia”, 
czyli przekształcanie gotowych ubiorów poprzez ich prucie i ponowne wyko-
rzystywanie poszczególnych części do naprawy, wykończenia czy ozdobienia 
innych części garderoby. Drugi z  tych aspektów to wykorzystywanie ubio-
rów i tkanin w stosunkach międzyludzkich, tworzeniu i utrzymywaniu sieci 
społecznych, budowaniu relacji klientalnych, a w końcu korzystanie z nich 
w  propagandzie własnej pozycji i  prestiżu. Łącznie w  inwentarzu Miko-
łaja Szydłowieckiego zostało wymienionych 160 gotowych ubiorów i tekstyl-
nych dodatków. Spośród wszystkich ujętych w tym rejestrze ubrań w posia-
daniu podskarbiego pozostawało 109, czyli 68%. Z 51 ubiorów (32%), które 
nie należały już do Szydłowieckiego, 49 zostało podarowanych, a dwa poży-
czone innym osobom. Z owych 160 ujętych w rejestrze 17 (10,5%) pochodziło 
z podarunków dla podskarbiego. „Drugie życie” otrzymało 12 ze 160 ubiorów 
spisanych w rejestrze (7,5%).

S Ł O WA  K LU C Z E : 	 Mikołaj Szydłowiecki (ok. 1475–1532), inwentarz mienia, 
ubiory, tkaniny, sieci społeczne, „życie rzeczy”

Sugerowane cytowanie: Januszek-Sieradzka, A. (2023). Ubiory, ludzie i sieci społeczne w „rege-
strze a spisku wszystkich rzeczy pańskich” podskarbiego koronnego Mikołaja Szydłowieckiego 
z 1525 roku. Creative-Commons CREATIVE-COMMONS-BY Perspektywy Kultury, 4/2(43), ss. 71–88. DOI: 10.35765/pk.2023.430402.06
Nadesłano:  18 .09 .2023	 Zaakceptowano:  28 .10 .2023
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A B S T RAC T

Garments, People and Social Networks in the 1525 Regester, or Census of 
the Lord’s Things of the Crown Treasurer Mikołaj Szydłowiecki

This article is based on an archival inventory of property (clothing, fabrics, 
accessories, gold and silver products) of Mikołaj Szydłowiecki, Grand Treas-
urer of the Crown (1515–1515), castellan of Sandomierz (1515), Starosta of 
Radom (1507–1532), Olsztyn (1523). It is not a list of what the treasurer has, 
but also a register of what he had and is no longer in his possession due to 
alterations to clothing and the transfer of movable property to other people. 
This register is a current and practically used list, not just a documentation 
one. The amount of information included in the register is therefore signif-
icantly wider than is usually the case in movable property, especially in the 
context of the history of individual objects, referred to in sociological literature 
as the “life of things”. Giving them a “second life” is clearly visible, i.e. trans-
forming ready-made clothes by tearing them and reusing individual parts to 
repair, finish or decorate other parts of the wardrobe. The second aspect is the 
use of clothes and fabrics in interpersonal relations, creating and maintain-
ing social networks, building customer relationships, and finally using them 
to promote one’s position and prestige. A  total of 160 ready-made clothes 
and textile accessories were listed in Mikołaj Szydłowiecki’s inventory. Of all 
the clothes included in this register, 109, i.e. 68%, were in the possession of 
the treasurer. Of the 51 pieces of clothing (32%) that no longer belonged to 
Szydłowiecki, 49 were given as gifts and two were loaned to other people. Of 
the 160 included in the register, 17 (10.5%) came from gifts to the treasurer. 
„Second life” was given to 12 out of 160 garments listed in the register (7.5%).

K E Y W O R D S :  	Mikołaj Szydłowiecki (ca. 1475–1532), inventory of property, 
clothes, fabrics, social networks, “life of things”

Rejestry mienia są jednym ze źródeł szczególnie istotnych w badaniach 
nad kulturą dawnych społeczeństw, a zapoczątkowane w latach pięćdzie-
siątych XX w. badania historyczne, których podstawę stanowiły inwenta-
rze rzeczy ruchomych, stanowią dziś istotny nurt badań, przede wszystkim 
z zakresu historii kultury materialnej (Pielas, 2015, s. 629). Polska histo-
riografia zna i korzysta z licznych tego typu świadectw. Należy zauważyć, 
że są to przede wszystkim rejestry powstałe z myślą o śmierci, a często po 
zgonie właściciela, mające charakter dokumentów urzędowych i w domi-
nującej części dotyczące mienia mieszczan (Pośpiech, 1992; Dumanow-
ski, 2006; Klonder i Główka, 2003; Pielas, 2015). Jak zauważył Jacek Pie-
las, ze szlacheckich inwentarzy mobiliów korzystano w badaniach
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nad materialnymi podstawami życia stanu uprzywilejowanego, „szlache-
ckim światem rzeczy” i  recepcją nowinek w  tej dziedzinie, kompozycją 
biedy i bogactwa, szlachecką konsumpcją, formami rywalizacji społecz-
nej i budowaniem stanowej tożsamości, konfliktami na tle majątkowym 
w  kręgu szlacheckich familii, podziałami dóbr ruchomych w  kontek-
ście szlacheckich spadkobrań, także indywidualnymi zainteresowaniami 
szlachty i jej mentalnością (Pielas, 2015, s. 629, gdzie informacje odnośnie 
do literatury przedmiotu).

Do rzadkości należą jednak udostępnione w edycjach i poddawane histo-
rycznemu oglądowi inwentarze ruchomości szlachty czy duchowieństwa 
(Klonder i Główka, 2003, s. 158–160; Pielas, 2015, s. 630). 
	 Tytułowy „Regestr a spysek wszythkich rzeczy panskich ktory regestr 
Jego M przy sobye chowacz ma y  chowa, pysan Crac. A  1525 feria 
secunda post festum Nativitatis Marie Virginis” to rękopis przechowy-
wany w Archiwum Głównym Akt Dawnych w Warszawie, w Archiwum 
Skarbu Koronnego, w serii Rachunków Królewskich pod sygnaturą 54 1. 
To dobrze zachowana papierowa księga, oprawiona w brązową ornamen-
towaną skórę. Liczy 170 stron, z których 73 są niezapisane. Rejestr został 
spisany jedną ręką w języku polskim z nielicznymi słowami łacińskimi, 
używanymi przede wszystkim w odniesieniu do jednostek, nazw gatun-
ków niektórych tkanin oraz – we wszystkich przypadkach – datacji noto-
wanych w rejestrze czynności. 
	 Inwentarz Mikołaja Szydłowieckiego, który stanowi podstawę rozwa-
żań, nie był dotychczas przedmiotem odrębnego zainteresowania, ale nie 
jest polskiej literaturze kostiumologicznej zupełnie nieznany. Jako pierw-
sza dostrzegła jego walory Anna Wyszyńska, która dekadę temu zasygnali-
zowała jego badawczą przydatność jako źródła „niezwykle interesującego” 
(Wyszyńska, 2013, s. 136). Użytek z drobnej części zawartych w nim infor-
macji uczyniła Maria Molenda, która w swej obszernej pracy poświęconej 
ubiorom na królewskim dworze Jagiellonów w latach 1447–1572 kilkana-
ście razy posłużyła się – na zasadzie egzemplifikacji szerszych zjawisk – 
informacjami z inwentarza (Molenda, 2012). Obie badaczki nie zdecydo-
wały się na powiązanie źródła z konkretną osobą. Wyszyńska datowała go, 
za inwentarzem archiwalnym, na lata 1523–1525 i pisała ogólnie o Szyd-
łowieckich (Wyszyńska, 2013, s. 136). U Molendy widoczna jest niekon-
sekwencja. Najpierw przyjmuje daty powstania, ale powiązanie z Szydło
wieckimi uznaje za „prawdopodobne” (Molenda, 2012, s.  9), w  dalszej 
części swej monografii wiąże inwentarz  – również z  zastrzeżeniem 

1	 Archiwum Główne Akt Dawnych w  Warszawie, Archiwum Skarbu Koronnego, Rachunki 
Królewskie, sygn. 54 (dalej jako: AGAD, ASK, RK 54).
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prawdopodobieństwa  – z  Mikołajem (młodszym), ale z  kolei traci pre-
cyzję datacja i autorka przyjmuje „lata 20. XVI wieku” (Molenda, 2012, 
s. 67). W części analitycznej pracy określa źródło jako spis ubiorów „jed-
nego z braci Szydłowieckich” (Molenda, 2012, s. 85) i, najczęściej, jeszcze 
ogólniej – inwentarz „Szydłowieckich” (Molenda, 2012, s. 88, 100, 106, 
119, 131, 144). 
	 Należy przyjąć – choć nazwisko właściciela spisywanych „rzeczy pań-
skich” w  żadnym miejscu źródła nie zostało ujawnione  – że był nim, 
jak słusznie domyślała się Molenda, Mikołaj Szydłowiecki h. Odrowąż 
(ok. 1475–1532), starosta olsztyński (od 1508) i krzepicki (od 1519), kasz-
telan sandomierski (od 1515), i  podskarbi wielki koronny (1515–1532), 
jeden z najbardziej zaufanych ludzi króla Zygmunta Starego (Nabiałek, 
2014, s. 566–574). Wskazówką może być samo miejsce zachowania księgi 
zawierającej rejestr, czyli spuścizna biurokracji podskarbińskiej. Szyd-
łowiecki piastował stanowisko podskarbiego przez 17 lat, a  inwentarz 
powstał w  tym właśnie okresie. Liczne poszlaki, które każą w  podskar-
bim Mikołaju Szydłowieckim widzieć właściciela wymienionych w źródle 
przedmiotów, znajdują się w  inwentarzowych zapisach  – widoczne są 
związki z  Szydłowcem, Radomiem, Olsztynem, Krzepicami, Wącho-
ckiem, które znajdowały się w dobrach Mikołaja, zidentyfikowani urzęd-
nicy niższego szczebla związani są ze starostwami w  jego zarządzie, 
występują zapisy o przekazywaniu szat liturgicznych do kościoła w Szyd-
łowcu, który podskarbi otaczał szczególną opieką. Na Mikołaja wskazują 
też widoczne w zapisach powiązania rodzinne czy nieznana z innych źró-
deł informacja o obecności króla Zygmunta Starego w Olsztynie w latach 
dwudziestych XVI w. 2 
	 Inwentarz został datowany przez pisarza w  otwierającym rejestr 
tytule – według niego został spisany 11 września 1525 r. Nie ma powodu, 
żeby przypuszczać, że zaczął on powstawać wcześniej i  jego spisywanie 
dokonywało się sukcesywnie przez jakiś czas, np. w  latach 1523–1525, 
jak pisała Wyszyńska. Najstarsza data występująca w tekście to rok 1521, 
kiedy wykorzystano 21 łokci sukna buskowskiego, ale większość dat to daty 
pełne, podane zazwyczaj z wykorzystaniem kalendarza świąt kościelnych. 
Wpisy nie mają porządku chronologicznego, a  rzeczowy, więc bez wąt-
pienia spisywanie inwentarza nie było procesem rozciągniętym w czasie, 
zresztą otwiera go wpis dotyczący kwietnia 1525 r. 3 Wszystkie one, z jed-
nym wyjątkiem, dotyczą okresu sprzed 11 września 1525  r. i  należy 
przypuszczać, że spisujący inwentarz zaczerpnął informacje o  cza-
sie kupienia, przekazania, przerobienia czy wykorzystania ubiorów 

2	 AGAD, ASK, RK 54, k. 9v, 11, 35, 39v, 40, 41, 41v, 43v, 44v, 46, 60v, 61v, 63, 84.
3	 AGAD, ASK, RK 54, k. 2.



Agnieszka Januszek-Sieradzka – Ubiory, ludzie i sieci społeczne

75

i tkanin z podręcznych notatek czy zapisków sporządzanych na bieżąco 
na potrzeby zachowania porządku w powierzonym jego opiece mieniu. 
Jedynym datacyjnym wyjątkiem są zapisy z 12 października 1525 r., a więc 
sporządzone już po spisaniu inwentarza, a dotyczące pozyskania płótna 
flamskiego i  kolońskiego, w  części przekazanego królowi 4. Wpisu tego 
dokonano tą samą ręką, która spisała całość inwentarza, na osobnej stro-
nie. Autor inwentarza po każdej grupie „rzeczy pańskich” zostawiał puste 
strony, które – jak widać w tym przypadku – mogły być wykorzystane na 
uzupełnienie informacji po jego spisaniu. Użytkowa i praktyczna, a nie 
dokumentacyjna funkcja tej księgi nie ulega wątpliwości, a ów dopisek sta-
nowi jedno z rozlicznych tego świadectw. Warto też odnotować, że Miko-
łaj Szydłowiecki znakował swoje ubiory. Wiadomo o  tym ze wzmianki 
dotyczącej sukiennej czerwonej mycki podszytej gronostajami. Cza-
peczka ta zaginęła, a informację tę spisujący inwentarza opatrzył komen-
tarzem: „pan sam ją znaczył” 5.
	 Inwentarz został podzielony na części, którym nadano tytuły infor-
mujące, jaki rodzaj ubiorów został w nich ujęty, ale w niektórych z nich 
pisarz nie trzymał się ściśle przyjętego schematu. Rejestr otwiera spis 
okryć wierzchnich, w  którym, nie zachowując porządku według rodza-
jów odzieży, wymieniono i opisano 19 szub, dołomy – sięgające do kolan 
kaftany noszone na inne okrycie, jednoratki – długie okrycia zapinane na 
jeden guz, terliki – kaftany bez kołnierza wkładane przez głowę, żupice – 
krótki ubiór jeździecki (Turnau, 1999, s. 7, 74, 181, 187, 206), 11 kożuchów 
i pięć futer 6. Okryć wierzchnich tych rodzajów zanotowano jednak wię-
cej, bowiem pojedyncze dotyczące ich wpisy znajdują się także w innych 
miejscach inwentarza, np. poświęconym hazukom. Tych w rejestrze Szyd-
łowieckiego jest 15, wpisane zostały w części zatytułowanej „hazuki nie-
podszyte”, ale poza nimi pisarz zanotował w niej również dołomy, sajany, 
terliki, jednoratkę, letnik czy kaftan. W części przeznaczonej na wpisane 
kabatów, wyliczono ich 16, a poza nimi ujęto też sukienki 7, z kolei seg-
ment dotyczący nogawic został poświęcony wyłącznie im  – opisano ich 
19  par 8. Wśród wymienionych odrębnie czapek i  beretów znalazły się 
m.in. czapki sobolowe i jedwabne, aksamitne i sukienne berety, aksamitne 
mycki i czapki o określonych barwach i właściwościach, np. nawlaczane, 
czyli kosmate i szerokie 9. W bardzo obszernej części zatytułowanej „rzeczy 

4	 AGAD, ASK, RK 54, k. 51v.
5	 AGAD, ASK, RK 54, k. 33v.
6	 AGAD, ASK, RK 54, k. 2-7.
7	 AGAD, ASK, RK 54, k. 16v-18v.
8	 AGAD, ASK, RK 54, k. 24v-26v.
9	 AGAD, ASK, RK 54, k. 33-35.
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jedwabne” pisarz skrupulatnie, z podaniem miary i koloru, wyliczył tka-
niny: złotogłów, aksamit, adamaszek, kamlot, kamchę, tabin, kofter, kitajkę, 
haras, różne gatunki płótna, jedwab, taśmy ze złotem i bez niego, kołdry 
i połogi 10. Równie obszerny jest spis licznych przedmiotów w dziale sre-
bro, w którym pisarz umieścił m.in. kubki, talerze, sztućce, patery, misy, 
lichtarze, zegarki, dzwonki, ampuły oraz srebrną broń: szable, szpady, kin-
dżały, szarszun, kordy, miecze czy ostrogi i  buławę 11. Następnie wymie-
niono nieliczne kobierce i wezgłowia, po czym w odrębnej części zatytuło-
wanej „sukno” liczne tkaniny: szkarłat, purpurian, sukno wielu gatunków 
krajowych i zagranicznych, ale także pojedyncze przypadkowe przedmioty, 
takiej jak antependium, wilcze skóry, rohatyna czy kolebka. Wspaniale pre-
zentuje się w inwentarzu część „złoto”, w której pisarz wymienił i scharak-
teryzował 25 pierścieni, „każdy osobno”, a także zapony, obrazki w opra-
wach, oprawione drogie kamienie i perły, monety i 10 różańców 12. Po złocie 
wymieniono w  inwentarzu 12 złotych czepców, które  – tak jak pierście-
nie – zostały ponumerowane i opisane 13. „Regestr rzeczy pańskich” zamy-
kają wyliczenia m.in. „drobnych pasów”, czyli bliżej nieopisanych 10 sze-
rzynek oraz pasów z aksamitu, altembasu czy kamchy 14. 
	 Oczywista, w  przypadku rejestru garderoby, jest jego przydatność 
w  badaniach o  charakterze kostiumologicznym, dotyczących garde-
roby elity politycznej i majątkowej w Polsce pierwszej połowy XVI stu-
lecia, wpływów obcych wzorów na kształtowanie się rodzimej mody tego 
okresu, używanych tkanin i dodatków czy preferowanej kolorystyki. Przy 
okazji jego planowanej edycji krytycznej i  analizy kostiumologicznej 15 
warto jednak zwrócić uwagę na to, że daje interesujące możliwości przyj-
rzenia się jego zwartości w perspektywie mniej oczywistej w odniesieniu 
do tego rodzaju źródła. O  tej specyfice decyduje kilka jego właściwości. 
Inwentarz wylicza garderobę postaci ze sfery politycznych i majątkowych 
elit koronnych w pierwszej połowie XVI w. Warto zauważyć, że nie jest to 
wykaz tego, co podskarbi ma, ale także rejestr tego, co miał, a już nie jest 

10	 AGAD, ASK, RK 54, k. 39v-51v. 
11	 AGAD, ASK, RK 54, k. 56-63. 
12	 AGAD, ASK, RK 54, k. 77-79v. Opisane w inwentarzu wyroby złotnicze będą przedmiotem 

zainteresowania odrębnego tekstu. 
13	 AGAD, ASK, RK 54, k. 81v-82.
14	 AGAD, ASK, RK 54, k. 82v-85.
15	 Problematyka analizy kostiumologicznej inwentarza będzie podjęta w odrębnym tekście. Anna 

Sieradzka zwróciła uwagę, że z  punktu widzenia badań kostiumologicznych zapisy testa-
mentowe i inwentarze pośmiertne mają tę słabość, że informują nie tylko o odzieży aktualnie 
noszonej i aktualnie używanych przedmiotach, ale także o ruchomościach opóźnionych w sto-
sunku do daty dokumentu o kilkanaście czy kilkadziesiąt lat (Sieradzka, 2013, s. 87). Inwentarz 
Mikołaja Szydłowieckiego jest więc w tym kontekście źródłem szczególnie wartościowym. 



Agnieszka Januszek-Sieradzka – Ubiory, ludzie i sieci społeczne

77

w jego posiadaniu z powodu tak przeróbek odzieży, jak i na skutek prze-
kazywania ruchomości innym osobom. To ważna właściwość tego inwen-
tarza, która w znacznej mierze decyduje o jego unikatowości. Rejestr ten 
ma charakter spisu aktualnego i praktycznie użytkowanego, a nie jedynie 
dokumentacyjnego – dzięki niemu podskarbi nie tylko wiedział, co jest 
w jego posiadaniu, ale także, a może nawet – przede wszystkim – co stało 
się z ubiorami, tkaninami i dodatkami, których już fizycznie w jego posia-
daniu nie ma. Zasób ujętych w  rejestrze informacji jest więc znacząco 
szerszy niż ma to zwykle miejsce w ruchomościach mobiliów, zwłaszcza 
pośmiertnych, które uwzględniały faktyczny stan posiadania w konkretnej 
chwili. Inwentarz Mikołaja Szydłowieckiego nie rejestruje więc po prostu 
garderobianego dobytku, a opowiada fascynującą i wielowątkową histo-
rię jego powstawania, zachodzących w  nich zmian i  sposobu korzysta-
nia z tego, co się na niego składało. W tym – jak można by się spodzie-
wać – suchym i statycznym wykazie przedmiotów, jest zaskakująco wiele 
dynamiki, interakcji i relacji międzyludzkich, a wymienione w nim rzeczy 
są w intensywnym ruchu, zmieniając właścicieli i swą postać – są prze-
kształcane, przekazywane, ofiarowywane, dawane w prezencie, włączane 
i wyłączane z zasobu właściciela. Ta swoista wędrówka rzeczy jest świa-
dectwem związków i relacji ich posiadacza z ówczesną elitą polityczną, 
przedstawicielami lokalnej elity urzędniczej, klientami, rodziną, służbą. 
Interesujące jest, bardzo słabo dotychczas uwidocznione, swoiste „życie 
rzeczy”, które ulegają licznym przemianom, zmianom formy i przezna-
czenia, są dzielone i  łączone w nowe struktury. Ta właściwość analizo-
wanego inwentarza jest interesująca tak z punktu widzenia kostiumologii 
i  badań historycznych dotyczących kultury materialnej, jak i  w  odnie-
sieniu do nurtów związanych ze „zwrotem ku rzeczom” i humanistyką 
nie-antropocentryczną (np. Olsen, 2013; Kopytoff 2004; Barański, 2007; 
por. Domańska, 2008; Błaszczyk, 2021), antropologią rzeczy czy socjolo-
gią przedmiotów (np. Krajewski, 2008; Krajewski, 2010; Krajewski, 2012; 
Krajewski, 2013; Gańko, 2018).
	 Pierwszym z  dwóch aspektów „życia rzeczy”, który jest dobrze 
uchwytny w „Regestrze a  spisku rzeczy pańskich” Mikołaja Szydłowie-
ckiego, jest nadawanie im „drugiego życia”, czyli przekształcanie goto-
wych ubiorów poprzez ich prucie i ponowne wykorzystywanie poszcze-
gólnych części do naprawy, wykończenia czy ozdobienia innych części 
garderoby. W inwentarzu wielokrotnie jest mowa o „sprotku”. To nieno-
towane w słownikach polszczyzny tego okresu pojęcie oznacza zapewne 
materiał pozyskany poprzez usunięcie szwów z gotowego ubioru, który 
następnie był używany do prac krawieckich. W kwietniu 1525  r. spruto 
szubę z czerwonego aksamitu ze złotem, podszytą sobolami – futro wyko-
rzystano do podbicia innej aksamitnej szuby, a „sprotek” dano „na futro 
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gronostajowe” 16. Części sprutej brunatnej 17 szuby adamaszkowej podbitej 
gronostajami rozdysponowano w ten sposób, że tkaninę otrzymała „pani”, 
czyli żona Mikołaja Szydłowieckiego, Anna Tęczyńska, a futra wykorzy-
stano do podbicia ubioru z czerwonego aksamitu. Z kolei gronostajowe 
futro odprute od zielonej szuby z altembasu posłużyło do podszycia ada-
maszkowej „dzikiej jednoratki”, czyli żółtopłowego długiego męskiego 
okrycia zapinanego na jeden rząd guzów 18. Znaczące zmiany przeszła 
podszyta sobolami błękitna szuba z kamlotu – cenne futro posłużyło do 
podszycia adamaszku „sicca rosa”, czyli w kolorze zasuszonej róży, a kam-
lot podszyto kunami i dodatkowo oprawiono sobolami 19. Ubiory podszy-
wano także kożuchami, np. w 1522 r. jeden kuni kożuch wykorzystano do 
podszycia długiej szarej hazuki, a drugi skrócono i podszyto nim hazukę 
z  kołnierzem, w  1523  r. kożuch wykorzystano do podbicia jeździeckiej 
hasuki podskarbiego, a  futro z popielic przeznaczono pod czarną aksa-
mitną szubę pani Szydłowieckiej 20.
	 Zmiany dokonywane w tych drogich, efektownych i reprezentacyjnych 
ubiorach, jakimi były szuby, nie wynikały z  konieczności, czyli śladów 
użytkowania, wad materiałów i  dodatków czy jakiś zniszczeń, bowiem 
wszystkie elementy tych ubiorów po rozczłonkowaniu od razu wykorzy-
stywano w  innych. Należy więc wnioskować, że te liczne przekształce-
nia okryć podskarbiego wynikały raczej z potrzeb estetycznych i swoistego 
odświeżania garderoby poprzez wykorzystywanie poszczególnych ele-
mentów do tworzenia nowych kompozycji kolorystycznych. Bez przesady 
można powiedzieć, że z opatrzonych, być może ubiorów, prostymi środ-
kami uzyskiwano inne. 
	 Niekiedy części pochodzące ze sprutych ubiorów trafiały w ręce innych. 
W  inwentarzu Mikołaja Szydłowieckiego bardzo liczne są wzmianki 
o obdarowywaniu tkaninami i ubraniami ludzi z różnych kręgów, z któ-
rymi miał do czynienia 21. Byli to ludzie, których należy identyfikować jako 
dworzan czy służbę podskarbiego oraz lokalnych urzędników z zarządza-
nych przez niego królewszczyzn. Po spruciu szuby sukiennej podszytej 
kunami i oprawionej sobolami, pozyskane materiały – oddzielnie „spro-
tek” i futro – przekazano ludziom z otoczenia podskarbiego 22. Czerwony 

16	 AGAD, ASK, RK 54, k. 2.
17	 Brunatny to kolor przejściowy między błękitem a czerwienią, brązowy dopiero w XIX w. 
18	 AGAD, ASK, RK 54, k. 2v.
19	 AGAD, ASK, RK 54, k. 3.
20	 AGAD, ASK, RK 54, k. 4v-5.
21	 Szerzej o roli podarunków, w tym także tekstylnych, w dyplomacji, propagandzie, budowaniu 

pozycji i prestiżu – Quirini-Popławska, 2007; Molenda, 2012, s. 315–323.
22	 AGAD, ASK, RK 54, k. 3v.
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terlik z kofteru został podzielony – tkanina została przekazana na kabaty 
dla chłopiąt Czuryła i Dziwisza, w futro „nowogrodkowe”, czyli z popie-
lic importowanych z Nowogrodu Wielkiego, otrzymał Waśko 23. Niekiedy 
historia poszczególnych ubrań była jeszcze dłuższa  – otrzymana przez 
Szydłowieckiego sukienna jednoratka podszyta rysiami została spruta, 
tkanina trafiła do niejakiego Światłosławskiego, natomiast rysie futro 
zostało przeznaczone pod czarny kamlot, który wcześniej był pod czar-
nym harasem, a ów haras trafił w wyniku tych wszystkich zmian do bez-
imiennego wikarego z Proszowic 24. 
	 Oczywiście, ludzie z różnych kręgów i sfer wpływów podskarbiego byli 
obdarowywani nie częściami odzieży, a gotowymi ubiorami i ozdobami 
oraz tkaninami. Inwentarzowe zapisy pozwalają na identyfikację tych 
grup i poszczególnych osób, choć w przypadku klientów Szydłowieckiego 
z lokalnego szczebla czy jego służby ludzi tych – choć znanych z nazwi-
ska – można na razie zidentyfikować tylko w nielicznych przypadkach. 
Część z nich to urzędnicy państwowi, nadworni oraz członkowie dworu 
króla Zygmunta Starego, czyli środowiska, z  którym podskarbi Szydło-
wiecki miał liczne i codzienne związki. Można wskazać trzy główne kręgi.
	 Rzadkie są w  inwentarzu wzmianki świadczące o  obdarowywa-
niu ubiorami czy przeznaczonymi na nie tkaninami członków najbliż-
szej rodziny Mikołaja Szydłowieckiego. Najczęściej dotyczą one „pani”, 
czyli żony podskarbiego, Anny Tęczyńskiej (zm.  1535), córki Mikołaja, 
wojewody ruskiego, która poślubiła Szydłowieckiego ok. 1508 r. (Nabia-
łek, 2014, s. 571). Z rejestru wynika, że podskarbi przekazał żonie „spro-
tek” z szuby z adamaszku brunatnego ze złotem, wenecki brunatny aksa-
mit ze złotem, 16 łokci czarnego adamaszku na „szubkę”, złotogłów 
do sajana adamaszkowego sicca rosa, brunatne sukno na sajan, złoto na 
pozłocenie aksamitnej tkanki oraz płótno, którego przeznaczenia nie 
odnotowano 25. Pani Szydłowiecka miała swojego krawca 26. Wydaje się, że 
w inwentarzu wspomniane są również córki podskarbiego, bo tak chyba 
należy interpretować występujący dwukrotnie w rejestrze zapis dotyczący 
„panien”. Przekazano im aksamit – czarny na bramy i czerwony na bramy 
i „wezgłówki” 27. 
	 Drugi krąg to przedstawiciele elity państwowej, pełniący wyso-
kie urzędy nadworne i  centralne, niektórzy spokrewnieni czy spowi-
nowaceni z  Mikołajem Szydłowieckim. Na szczycie był oczywiście 

23	 AGAD, ASK, RK 54, k. 5v.
24	 AGAD, ASK, RK 54, k. 3v.
25	 AGAD, ASK, RK 54, k. 2v, 40, 43v, 46, 46v, 72v, 79.
26	 AGAD, ASK, RK 54, k. 72v.
27	 AGAD, ASK, RK 54, k. 48v, 50. 



Wokół stroju w kulturze – Historia kultury

80

perspektywy kultury /
perspectives on culture
No. 43 (4,2/2023) 

monarcha – w czerwcu 1525 r. podskarbi ofiarował mu sztukę zielonego 
tabinu ze złotem 28. Marszałek wielki (1505–1529) Stanisław Chodecki 
z Chodcza h. Powała (zm. 1529), starosta lwowski (1501–1529) otrzymał 
czarny adamaszek (Pociecha, 1937, s. 352–354), wojewodzic rawski, Sta-
nisław Kucieński – aksamitny czarny beret podszyty sobolami i taśmę ze 
złotem, a podkomorzy krakowski, Jan Tęczyński herbu Topór (zm. 1532) – 
taśmy bez złota 29. W  przypadku Tęczyńskiego warto odnotować także 
związki rodzinne, bowiem Anna, żona Szydłowieckiego, była stryjeczną 
siostrą podkomorzego (Lubczyński, 2019, s.  410–413). Zagadkowa jest 
wzmianka dotycząca „wojewodziny rogozińskiej” i  „wojewodzica rogo-
zińskiego”, którym Szydłowiecki ofiarował  – odpowiednio  – srebrny 
kubek oraz czarną aksamitną myckę podszytą sobolami, bowiem nie było 
godności wojewody rogozińskiego 30. Przymiotnik „rogoziński” mógł się 
zatem odnosić do kasztelana lub tenutariusza (starosty). Ówczesny kasz-
telan rogoziński Mikołaj Potulicki z Chodzieży, który trzymał tę kaszte-
lanię w  latach 1518–1525, godność wojewody otrzymał dopiero w  roku 
1540, kiedy został wojewodą inowrocławskim, więc pisarz z pewnością nie 
mógł mieć na myśli Potulickiego. Wydaje się, że wojewodzic rogoziński to 
jeden z synów Mikołaja Kretkowskiego, zmarłego w 1520 r. dworzanina 
królewskiego, wojewody brzesko-kujawskiego (od 1512) i  tenutariusza 
rogozińskiego. Po śmierci Kretkowskiego król Zygmunt I zapisał synom 
w r. 1521 pożyczone od ich ojca 2 200 fl. na dochodach miasta Rogoźna, 
pozostającego do 1530  r. w  rodzinie Kretkowskich. Mikołaj miał pięciu 
synów – Sylwestra, Erazma, Grzegorza, Andrzeja i Mikołaja. Ze względu 
na wiek braci, należy przypuszczać, że zapis odnosi się do najstarszego 
z nich, Sylwestra, urodzonego pod koniec 1504 r. (D. Quirini-Popławska, 
1970, s. 284). 
	 Trzecia, najliczniejsza grupa, do której trafiały „rzeczy pańskie” pod-
skarbiego Szydłowieckiego to w dużej części anonimowa (na tym etapie 
badań) grupa ludzi związanych dworem królewskim, z zarządem lokal-
nym i  domowym środowiskiem podskarbiego Szydłowieckiego. Wyróż-
nia się w tym kręgu grupka dworzan konnych króla Zygmunta Starego, 
wśród których znalazł się Czuryło, członek rodziny związanej z  dwo-
rami ostatnich Jagiellonów, być może burgrabia krakowski (od 1503) 
Andrzej (zm.  1534) lub, co bardziej prawdopodobne, Stanisław (zm. 
po 1552), dworzanin królewski, burgrabia krakowski (1515–1520), łow-
czy krakowski (1517–1547) i towarzysz królewski w grze w karty (Sikora, 
2017). Jak wynika z  inwentarza, podskarbi obdarowywał go tkaninami 

28	 AGAD, ASK, RK 54, k. 44v.
29	 AGAD, ASK, RK 54, k. 33v, 42, 45v.
30	 AGAD, ASK, RK 54, k. 33, 57.
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i  dodatkami  – czarnym adamaszkiem na kabat, taśmą bez złota, zielo-
nym suknem i  szerzynką 31. Wśród dworzan Zygmunta Starego, którzy 
doświadczyli hojności podskarbiego, byli też np. Jan Podolec, który otrzy-
mał szarą sukienną hazukę z  guzami 32, Szymon Chlewicki (zm. przed 
31  I  1533), chorąży sandomierski (1515–1522) i  kuchmistrz koronny 
(1524–1532), obdarowany czerwoną jedwabną czapką i  kamchą 33 czy 
Piotr Rożen, który otrzymał 18 łokci czarnego aksamitu 34. 
	 Wśród osób z najbliższego, chyba dworskiego otoczenia samego Szyd-
łowieckiego najczęściej i najhojniej obdarowywany był niejaki Odrzywol-
ski, który otrzymał od Mikołaja Szydłowieckiego dwie hazuki – brunatną 
ze sznurami i  czarną sukienną bramowaną aksamitem, dwa kabaty  – 
czerwony atłasowy i brunatny adamaszkowy, czerwoną kofterową żupicę 
podszytą futrem z młodych wilków, szary „sprotek” adamaszkowy, pod-
szyty sobolami czarny beret z sukna, płowe nogawice, sztukę błękitnego 
kamlotu oraz szpadę 35. Inwentarzowe zapisy dotyczące przekazywania 
ubiorów i tkanin na nie pozwalają na identyfikację kilku członków dworu 
podskarbiego, bowiem odzieżowo-tekstylne prezenty otrzymali kucharz 
Marcin, karzeł Piotr, barwierze Wacław i  Jakub, woźnice Andrzej, Jan 
i Maciek, masztalerz „Droszdzay” i  chłopcy Janek i Hansel 36. Na liście 
beneficjentów znajdują się też bliżej nieznani Czermieńscy  – starszy 
i młodszy, Dziwisz, Kunat, Wilkowski, Płaza, Waśko, Wysocki, Jaszycki, 
Stawicki, których należy widzieć chyba jako osoby związane ze środowi-
skiem dworu podskarbiego, ale częściej niż gotowe ubiory, otrzymywali 
oni tkaninę, z reguły z przeznaczeniem na konkretną część garderoby 37. 
Oczywiście, podskarbi przeznaczał tkaniny na jednakowe ubiory dla cze-
ladzi, a zmarli członkowie jego dworu, jak niejaki Andrzejek, na ostatnią 
drogę otrzymywali materię na mary 38. Inwentarz przynosi też informa-
cję, że czeladź podskarbiego miała, na wzór dworu królewskiego, ubiory 
w  jednym kolorze  – szyto je z  sukna luńskiego (angielskiego) czerwo-
nego i ciemnoczerwonego 39. Co zastanawiające, nigdzie w inwentarzu nie 
pojawił się krawiec podskarbiego, choć z całą pewnością taki dla Szydło-
wieckiego pracował.

31	 AGAD, ASK, RK 54, k. 43v, 45v, 69v, 84.
32	 AGAD, ASK, RK 54, k. 9v; AGAD, ASK, ASW, Oddział 85, sygn. 13, k. 34–36v.
33	 AGAD, ASK, RK 54, k. 34, 44; AGAD, ASK, ASW, Oddział 85, sygn. 13, k. 59v–61v.
34	 AGAD, ASK, RK 54, k. 51. 
35	 AGAD, ASK, RK 54, k. 5v, 9, 11, 16v, 24v, 33v, 47, 60v.
36	 AGAD, ASK, RK 54, k. 25, 35, 50, 69, 72v, 73.
37	 AGAD, ASK, RK 54, k. 3v, 6, 9, 9v, 17v, 18, 25v, 69, 69v, 71, 72v.
38	 AGAD, ASK, RK 54, k. 44.
39	 AGAD, ASK, RK 54, k. 61v, 68v, 69. 
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	 Ubiory były też pożyczane. W inwentarzu Szydłowskiego kilka razy 
jest mowa o  pożyczeniu różnych ruchomości kasztelanowi żarnow-
skiemu, czyli Stanisławowi Odrowążowi ze Sprowy (zm.  1542/1543), 
który maju 1525 r. został wyznaczony na posła do Turcji, a 17 lipca wyru-
szył z Krakowa w podróż do Stambułu (Dworzaczek, 1978, s. 556–559). 
Należy wnioskować, że Mikołaj Szydłowiecki użyczył dyplomacie repre-
zentacyjnych przedmiotów, koniecznych w legacji do państwa sułtanów – 
podszytą gronostajami „sczyrozłotą” szubę 40. Podskarbi nie tylko pożyczył 
własne ubiory i  tkaniny na potrzeby państwowe, ale także je przekazy-
wał. W lutym 1523 r. dał czerwony aksamit posłowi wołoskiemu, w stycz-
niu 1524 r. należącą do Szydłowieckiego sobolową czapkę otrzymał poseł 
francuski, a z kolei 33 łokcie (w trzech sztukach) zielonego adamaszku 
„skrajano, kiedy mistrz hołdował pruski dla Korony” 41. 
	 „Sprotki” z  ubiorów i  tkaniny były też przez Szydłowieckiego prze-
kazywane na cele liturgiczne do kościołów i  klasztorów cieszących się 
szczególną opieką podskarbiego. Specjalne miejsce wśród tych obiektów 
zajmował kościół parafialny pw. św. Zygmunta w Szydłowcu. W  latach 
1510–1526 Mikołaj Szydłowiecki dokończył budowę świątyni rozpoczętą 
przez jego brata Jakuba, ofiarował liczne elementy wyposażenia i para-
menty liturgiczne, ufundował mansjonarię i uposażył prezbitera (Nabia-
łek, 2014, s. 570). W inwentarzu zachowały się ślady troski o szydłowie-
cki kościół – czerwony aksamitny „sprotek” został przeznaczony na kapę, 
również na kapę podarowano 3 łokcie zielonego złotogłowu z Wenecji, 
7 łokci złotogłowu czerwonego przekazano na antependium, biały kam-
lot na dalmatykę 42. Zarejestrowane w inwentarzu tkaniny trafiały też do 
Wąchocka, do opactwa cystersów, na czele którego stał wówczas Rafał 
Zaborowski, opat w  latach 1512–1543. Szydłowiecki przekazał zielony 
wenecki złotogłów na kapę i na ornat, który miał być ozdobiony herbami 
wykonanymi z ofiarowanego przez podskarbiego czerwonego aksamitu, 
złotogłów na szczyt kapy i płótno kolońskie na albę 43.
	 Sieci społeczne, w  których uczestniczył Mikołaj Szydłowiecki budo-
wane były nie tylko poprzez związki rodzinne i relacje klientalne z ludźmi 
znajdującymi się na społecznej drabinie niżej, ale – oczywiście – jego pozy-
cję budowały kontakty z przedstawicielami szczytu tej hierarchii. Podskarbi 

40	 AGAD, ASK, RK 54, k. 2.
41	 AGAD, ASK, RK 54, k. 34v, 42v, 43. Książę pruski Albrecht Hohenzollern otrzymał wówczas 

również „kubek pozłocisty powleczony srebrem”, który był pamiątką po bracie Mikołaja, Pio-
trze (ok. 1470 – przed 8 I 1508), chorążym koronnym (od 1496), burgrabi (1498) i podkomo-
rzym krakowski (1501), staroście gostynińskim i  inowrocławskim (Lubczyński, Pielas, 2014, 
s. 576–578).

42	 AGAD, ASK, RK 54, k. 11, 39v, 40, 43v. 
43	 AGAD, ASK, RK 54, k. 39v, 40, 41, 44v, 46.
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nie tylko, więc, w tej odzieżowej dystrybucji i redystrybucji był darczyńcą, 
ale także odbiorcą. Z inwentarza wynika, że częściej niż ubiory, otrzymy-
wał przedmioty ze srebra i złota – kubki, części zbroi, biżuterię (co także 
ma swoją wymowę w kontekście jego miejsca w tych społecznych sieciach), 
ale odzież, tkaniny i dodatki także były w tych procesach wykorzystywane. 
Choć niezbyt długa, to jednak bardzo interesująca, jest lista osób, które 
obdarowały Szydłowieckiego ubiorami czy ich elementami. Na pierwszym 
miejscu należy wymienić króla Zygmunta Starego, który podarował pod-
skarbiemu złoty czepiec z czerwonym jedwabiem 44. Warto zauważyć, że to 
męskie nakrycie głowy było szczególnie popularne wśród przedstawicieli 
najwyższych warstw, którzy – tak jak i polski król – chętnie się w nim por-
tretowali. Zygmunt Stary w czepcu został przedstawiony m.in. na miniatu-
rze w „Modlitewniku Zygmunta I”, na portretach przypisywanym Hansowi 
Dürerowi i Hansowi Suessowi von Kulmbach czy na medalach wykona-
nych przez Hansa Schwarza (Morka, 2006, s. 447; Molenda, 2012, s. 125–
126, 247–251). Czepce stanowiły ważny i czytelny znak pozycji i prestiżu – 
w tym przypadku i darczyńcy i obdarowanego (Turska, 2004). Szydłowiecki 
otrzymywał je nie tylko do monarchy, ale także od jego dworzan. Czepiec 
„szczyroslothy” sprezentował podskarbiemu Rachenberg, najpewniej Hans 
lub Mikołaj (Ferenc, 2021, s. 349), a złoty czepiec z czerwonym jedwabiem 
podarował Proczek, czyli Vaclav Proček z Četnej (zm. po 1 IV 1548), dwo-
rzanin (1513), sekretarz (1518), poseł i dyplomata króla Zygmunta I Starego 
(Wyczański, 1990, s. 263) 45. Dwa złote czepce, jeden z jedwabiem błękitnym 
i czerwonym, a drugi z czarnym otrzymał do Pileckiego. Należy przypusz-
czać, że był to Jan Pilecki herbu Leliwa (zm. 1538), dworzanin Zygmunta 
Starego, podkomorzy lubelski, od 1529 r. rotmistrz jazdy obrony potocznej, 
któremu Mikołaj Szydłowiecki w  1531  r. pożyczał pieniądze pod zastaw 
dóbr ziemskich (Sikora, 1981, s. 260–262; Nabiałek, 2014, s. 571). Podskarbi 
otrzymał od niego nie tylko czepce, ale także efektowną brunatną sukienną 
hazukę bramowaną aksamitem, z aksamitnym kołnierzem i 40 guzami 46. 
Wyjątkowo często Szydłowiecki otrzymywał kożuchy  – od królewskich 
dworzan Janusza Świerczowskiego, Rafała Koteckiego i Sylwestra Ożarow-
skiego, od biskupa łuckiego Pawła Holszańskiego i trzech innych, niezna-
nych szerzej osób 47. Z kolei sędzia sandomierski (2 IV 1524 – 11 XII 1535) 

44	 AGAD, ASK, RK 54, k. 81v. W inwentarzu nie zostały zanotowane informacje o innych odzie-
żowych prezentach, który w tym okresie otrzymał Szydłowiecki. Z  innych źródeł wiadomo, 
że w 1523 r. otrzymał 10 łokci szkarłatu na płaszcz (AGAD, ASK, RK 51, k. 41), a w 1525 r. 
20  łokci czarnego aksamitu ofiarowano żonie podskarbiego (AGAD, Zbiór Popielów 458, 
s. 56). 

45	 AGAD, ASK, RK 54, k. 81v.
46	 AGAD, ASK, RK 54, k. 10v, 81v.
47	 AGAD, ASK, RK 54, k. 4, 4v, 5, 6, 6v, 10v. 
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Bernard Maciejowski ofiarował Szydłowieckiemu trzy futra z  bielic 
(popielic) 48. Od innych uwidocznionych w inwentarzu osób Szydłowiecki 
otrzymał nie gotowe ubiory czy części strojów, a tkaniny – błękitny kam-
lot od biskupa kamienieckiego (od 1518) Wawrzyńca Międzyleskiego, kam-
lot czarny od nieznanego bliżej Osmolskiego oraz płótno do Ocieskiego, 
zapewne Jana, przyszłego kanclerza wielkiego koronnego (od 1552), który 
po ukończeniu Akademii Krakowskiej w 1518 r. był dworzaninem i sekre-
tarzem kanclerza Krzysztofa Szydłowieckiego (Hartleb, 1917, s.  9–18), 
i  Łaskiego, być może Hieronima (Jarosława) herbu Korab (1496–1541), 
krajczego koronnego (1520–1522) i wojewody sieradzkiego (1523) 49. 
	 Ubrania, których historię można uchwycić w  rejestrze „rzeczy pań-
skich” Mikołaja Szydłowieckiego były nie tylko prute i przerabiane, wyko-
rzystywane ponownie do uzyskania innych ubiorów, były nie tylko otrzy-
mywane, przekazywane i pożyczane. W inwentarzu są także informacje 
o przeznaczaniu na konkretne ubiory określnych tkanin i z tych informa-
cji należy wnosić, że w większości przypadków to właśnie te ubiory, już 
gotowe, są wymienione w pierwszej części inwentarza. Zapiski te dowo-
dzą, że część ubiorów była szyta dla Szydłowieckiego z posiadanych przez 
niego materiałów i w związku z tym w inwentarzu najpewniej jest o nich 
mowa dwukrotnie – raz przy opisie ubioru i ponownie przy informacji 
i tkaninie i jej wykorzystaniu. Niekiedy, jak się wydaje, jeden ubiór wystę-
puje w  inwentarzu nawet trzykrotnie, bowiem trzeci raz można o  nim 
przeczytać np. wówczas, gdy został podbity futrem pochodzącym z prze-
robionego ubioru. To podwójne odnotowanie dotyczy, jak należy sądzić, 
m.in. kabata uszytego z sześciu łokci czarnego adamaszku, kabata z sześ-
ciu łokci adamaszku brunatnego sicca rosa, kabata z czerwonego atłasu, na 
który przeznaczono 7,5 łokcia tkaniny, czerwonej aksamitnej żupicy, błę-
kitnej kamlotowej jednoratki, terlika z brunatnej kitajki, hasuki z szarego 
i dzikiego sukna (purpurianu), hazuki węgierskiej z czarnego sukna wło-
skiego, nogawic z czarnego sukna włoskiego i z białego prostego sukna 50. 
Poza tym, dzięki informacjom dotyczącym użytkowania tkanin wia-
domo o tych elementach garderoby podskarbiego, które nie zostały ujęte 
w  inwentarzu  – koszule krótkie i  długie szyto mu z  czerwonej kitajki 
i płótna kolońskiego, a z czarnego aksamitu – pantofle 51. 
	 Łącznie w  inwentarzu Mikołaja Szydłowieckiego zostało wymie-
nionych 160 gotowych ubiorów i  tekstylnych dodatków – szuby, dołomy, 

48	 AGAD, ASK, RK 54, k. 6v.
49	 AGAD, ASK, RK 54, k. 47, 47v, 49v, 50. 
50	 AGAD, ASK, RK 54, k. 6v, 9v, 10v, 11, 11v, 16v, 17v, 24v, 25, 41, 42v, 43, 44, 47v, 49, 68v, 69, 69v, 

70v.
51	 AGAD, ASK, RK 54, k. 46, 46v, 47v.
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jednoratki, kożuchy, futra, terliki, żupice, hazuki, kaftany, sajany, kabaty, 
nogawice, czapki, berety, mycki, czepce, obojczyki, szerzynki i  „sprotki”. 
Spośród wszystkich ujętych w tym rejestrze ubrań w posiadaniu podskar-
biego pozostawało 109, czyli 68%. Z 51 ubiorów (32%), które nie należały 
już do Szydłowieckiego, 49 zostało podarowanych, a dwa pożyczone innym 
osobom. Z owych 160 ujętych w rejestrze 17 (10,5%) pochodziło z poda-
runków dla podskarbiego. „Drugie życie” otrzymało 12 ze 160 ubiorów 
spisanych w rejestrze (7,5%), ale jeśli odliczy się z tej łącznej liczby ubiory 
i dodatki, których nie poddawano przeróbkom i z których nie można było 
uzyskać „sprotków” (nogawice, szerzynki, czepce, czapki, berety), to okaże 
się, że z 88 ubiorów, z których pochodziły „sprotki” albo można było wyko-
rzystać do podszywania innych elementów garderoby, przerobiono ich 
13,5%. Dzięki unikatowemu rejestrowi „rzeczy pańskich” Mikołaja Szyd-
łowieckiego z 1525 r. listę zagadnień, które można rozpatrywać na pod-
stawie inwentarzy mobiliów (oczywiście, tylko niektórych) można i należy 
rozszerzyć o kwestie związane z „życiem rzeczy” i budowania z ich uży-
ciem sieci społecznych, w tym układów klientalnych, w których właściciel 
bogatej i kosztownej garderoby, bywa i ofiarodawcą, i obdarowywanym. 
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wczesnonowożytnymi dziejami Polski, zwłaszcza dotyczącymi panowa-
nia Jagiellonów, dworu królewskiego i jego kultury, epistolografii staropol-
skiej oraz historii kobiet, a także wczesnonowożytnej historii regionalnej 
i gospodarczej. Autorka kilkudziesięciu artykułów oraz monografii: Rezy-
dencja królewska w  Niepołomicach w  czasach panowania króla Zygmunta 
Augusta, 1548–1572 (Lublin 2006) i  Królowa Barbara Radziwiłłówna 
w dworskim mikroświecie (Lublin 2017). Redaktor i współredaktor kilku-
nastu monografii wieloautorskich.
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W gorsecie czy w surducie? 
Strój w dziewiętnastowiecznym 

dyskursie emancypacyjnym

S treszczenie         

Artykuł ukazuje związek między strojem kobiecym a procesami moderniza-
cyjnymi zachodzącymi w Europie w XIX wieku. Autorka koncentruje się na 
dyskursie emancypacyjnym i kobietach, które tak jak francuska pisarka George 
Sand i grono jej polskich naśladowczyń zrywały z tradycyjnym wizerunkiem 
kobiety i zakładały męskie stroje. W Polsce z interpretacją stylu życia Sand, 
noszącej męską garderobę, nie radzili sobie jej pierwsi biografowie, piszący 
o autorce Indiany w związku z Fryderykiem Chopinem. Kobieta w surducie, 
z cygarem lub fajką w ręku w ocenie przeciwników emancypacji była awan-
turnicą, szukającą poklasku. Kompromitowała nie tylko siebie, ale i  ideę 
emancypacyjną. Do oskarżeń o szukanie atencji i  taniej sensacji dochodziły 
zarzuty o  podłożu seksualno-erotycznym: o  bezwstydności, rozwiązłości, 
zgniliźnie moralnej. Eliza Orzeszkowa znała i ceniła twórczość Sand. Sama 
unikała mówienia o  swoim życiu prywatnym. W Kilku słowach o kobietach 
(1870), rozprawie fundamentalnej dla dalszego rozwoju ruchu emancypacyj-
nego w Polsce, krytyce poddała awanturnice, sawantki i kobiety lwice, które 
ideę równouprawnienia sprowadzają do zachowań naruszających społeczne 
normy. W swoim programie emancypacyjnym opowiedziała się za poszano-
waniem rodziny, małżeństwa i norm moralno-obyczajowych. 

S Ł O WA  K LU C Z E : 	 George Sand, strój, emancypacja kobiet, Entuzjastki, 
Eliza Orzeszkowa

A B S T RAC T

Corset or Frock Coat? Attire in the 19th-century Emancipation Discourse

The paper illustrates the relationship between women’s clothing and the pro-
cesses of modernization in the 19th century Europe. The author focuses on 
the discourse of emancipation and women who, like the French writer George 
Sand and a  group of her Polish followers, broke away from the traditional 
image of women and adopted masculine clothing. In Poland, the interpreta-
tion of Sand’s lifestyle, characterized by her preference for masculine clothing, 

Sugerowane cytowanie: Stachura-Lupa, R. (2023). W gorsecie czy w surducie? Strój w dziewięt-
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posed a challenge to her first biographers, who associated the author of Indi-
ana with Frederic Chopin. A woman in a  frock coat with a cigar or pipe in 
her hand was seen by opponents of emancipation as a troublemaker seeking 
applause. She discredited not only herself, but also the idea of emancipation. 
Accusations of seeking attention and cheap sensation were accompanied by 
charges of a  sexual-erotic nature: shamelessness, licentiousness, and moral 
decay. Eliza Orzeszkowa knew and appreciated Sand’s work. She herself 
avoided talking about her private life. In Kilka słów o kobietach (1870, A Few 
Words On Women), the essay which was fundamental to the further develop-
ment of the emancipation movement in Poland. She criticized the trouble-
makers, bluestocking and lioness women, who reduced the idea of equality to 
behaviour that violated social norms. In her emancipation program, she advo-
cated respect for the family and marriage, and moral and ethical standards. 

K E Y W O R D S :  	George Sand, attire, emancipation of women, Entuzjastki 
(Female Enthusiasts), Eliza Orzeszkowa

Wstęp

Moda, tworzenie, wybieranie i noszenie strojów są działaniami o charak-
terze społecznym i kulturowym. By użyć metafory teatralnej – ubiór to 
kostium w teatrze życia społecznego, komunikujący światu szereg treści 
dotyczących jednostki: od przynależności do danej grupy społecznej czy 
zawodowej, poprzez płeć, wiek i status materialny, aż po poczucie estetyki, 
zainteresowania i  upodobania, stany emocjonalne, stosunek do otacza-
jącej rzeczywistości, przekonania, a  nawet światopogląd. To szczególny 
rodzaj znaku, w  sensie znaku semiotycznego, którego używa się inten-
cjonalnie, z myślą o odbiorcy, i który podlega konwencjonalizacji i inter-
pretacji (dekodowaniu). Strój uzewnętrznia zarówno to, co w  jednostce 
społeczne, jak i  to, co indywidualne (Bokszańska, 2004). Ze strony spo-
łeczeństwa jest poddawany rozmaitym wpływom, a  nawet regulacjom 
w  postaci norm moralnych, prawnych, estetycznych i  obyczajowych, aż 
po etykietę (kodeksy ubraniowe) i  modę. Poprzez wymagania stawiane 
wobec ubioru grupa sprawuje rodzaj kontroli nad jednostką, ogranicza jej 
samoekspresję i możliwość wyboru, cementując istniejący porządek spo-
łeczny, z jego podziałem na płcie, klasy i role społeczne, profesje.

1. Odkryć, zakryć, uwypuklić

W XIX wieku ubiór stanowił wypadkową statusu społecznego, pozycji 
majątkowej i towarzyskiej jednostki. Pozostawał uwikłany w relacje nie-
równości i zależności (Bokszańska, 2004), które przekładały się na dostęp 
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całych grup społecznych do dóbr nie tylko materialnych, ale i np. do wła-
dzy, edukacji czy kultury, łączył się z moralnością, erotyką i polityką (strój 
żałobny w czasach powstania styczniowego). Upowszechnianiu się mody 
sprzyjał rozwój przemysłu (m.in. opatentowanie w latach 50. XIX wieku 
przez Isaaca Singera maszyny do szycia), środków transportu i komuni-
kowania się, a zwłaszcza prasy dla kobiet, której nieodłącznym elemen-
tem był dział (lub dodatek) modowy, prezentujący wykroje i ryciny mod-
nych strojów czy fryzur, w Polsce nierzadko zapożyczane z wydawnictw 
zagranicznych: paryskich, londyńskich, berlińskich czy wiedeńskich 
(Frett, 2021). Demokratyzacja w sferze społecznej, powiązana z uprzemy-
słowieniem, postępem technicznym i zmianami na rynku pracy, prowa-
dziła do stopniowego zacierania się różnic stanowych: arystokraci i miesz-
czanie zaczęli ubierać się podobnie, jedynie jakość materiałów, dodatków 
i  samego wykonania stroju wskazywała na zamożność jego właściciela. 
Postęp i  rosnące tempo życia przyspieszyły dynamikę zmian w modzie. 
Od lat 20. XIX wieku, po okresie panowania stylu antycznego, z  suk-
niami z podniesionym stanem i o luźniejszej formie, w modzie kobiecej 
rozpoczęła się era gorsetu. Szczupła talia stała się jednym z wyznaczni-
ków kobiecego piękna, za pomocą gorsetu kobiece ciało zostało skorygo-
wane pod obowiązujący wzorzec: miało być usztywnione i wysmuklone. 
Sylwetka kobieca nabrała kształtu klepsydry, który akcentował funkcje 
rozrodcze kobiety (wąska talia w  kontraście do szerokich bioder i  obfi-
tego biustu). Gorset, ciasno zasznurowany, zmniejszał obwód w  pasie, 
spłaszczał brzuch i  uwypuklał piersi, a  zarazem dyscyplinował kobiece 
ciało – zmuszał do postawy wyprostowanej i ograniczał kobiecie możli-
wość swobodnego, spontanicznego ruchu, co przydawało jej zachowaniu 
czy sposobowi bycia dystynkcji. Skutki zdrowotne noszenia gorsetu były 
opłakane: bóle głowy i krwotoki z nosa, omdlenia, deformacja narządów 
wewnętrznych, anemia, obrzęki nóg, zaburzenia menstruacji, poronienia 
(Gromkowska-Melosik, 2013). 
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Il. 1. Śmierć wskutek ciasnego sznurowania

Źródło: „Illustrated Police News” (London), 25th June 1870. Pozyskano z: https://www.
bl.uk/collection-items/front-page-of-the-illustrated-police-news-25-june-1870

	 Forma gorsetu stanowiła bazę dla całego ubioru. Za Napoleona III do 
mody wkroczyła krynolina – stelaż ze stalowych lub fiszbinowych obrę-
czy zakładany pod spódnicę, który zastępował wielowarstwowe, ciężkie 
halki. Krynolina, wytwarzana już na skalę przemysłową, a więc i  tania, 
upowszechniła się nie tylko wśród wyższych warstw społeczeństwa. 
Była lekka, stosunkowo łatwa w obsłudze i dobrze spełniała swoją funk-
cję, choć i tak wymagała od kobiety sporego poświęcenia: obręcze wpra-
wione w ruch bujały się zalotnie, odsłaniając stopy i łydki właścicielki, ale 
i zaburzając równowagę (a co dopiero mówić o siadaniu, podróżowaniu 
czy wymijaniu przeszkód na drodze). Z czasem krynolina ewoluowała, 
zrobiła się płaska z przodu i wydłużona z  tyłu, aż wreszcie pod koniec 
lat 60. XIX wieku została wyparta przez turniurę – rodzaj 

podkładki wykonanej z  perkalu i  fiszbinów, stalowego stelażu (…) lub 
sztywnej poduszki z  włosianki w  kształcie podkowy, przywiązywanej 
taśmami w pasie (Dobkowska i Wasilewska, 2016, s. 186).

Suknie zaopatrzone w  turniury były płaskie z  przodu, a  uwydatniały tył, 
udrapowany i zakończony trenem. Dla utrzymania równowagi ciało kobiety 
lekko pochylało się do przodu, nadając całości jej postaci kształt litery S. Do 
sukni z  turniurą zakładano długi gorset usztywniany stalowymi listwami, 
z jedną długą, rozszerzającą się ku dołowi pośrodku, która spłaszczała brzuch. 
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Turniura w różnej postaci przetrwała do końca XIX wieku, na krótko ustę-
pując miejsca sukni-księżniczce (princesse), opinającej kobiece ciało niczym 
futerał (obcisłe, nieodcinane w talii, rozszerzały się dopiero od kolan, dra-
powane i  z  trenem) (Dobkowska i  Wasilewska, 2016). Rozluźnienie (i  to 
dosłowne) kobiecego stroju nastąpiło pod koniec XIX wieku, w pierwszej 
kolejności ze względów czysto praktycznych: kobiety coraz liczniej trafiały 
na rynek pracy, zaczęły uprawiać sport i gimnastykę, chodzić po górach. 

2. Emancypantka zakłada surdut

Na początku lat 30. XIX wieku, po przyjeździe z prowincjonalnego Nohant 
do Paryża Amantyna Aurora Lucylla Dupin, po mężu baronowa Dudevant, 
matka dwojga dzieci, kobieta przed trzydziestką, przyjęła męski pseudonim 
George Sand i zaczęła nosić się po męsku, nie rezygnując ze swojej kobie-
cości. Nie chciała być mężczyzną, chciała żyć na własnych zasadach i móc 
robić to, co robili mężczyźni, a co dla kobiet było niedostępne. „To najbar-
dziej kobieca ze znanych kobiet”  – powiedział o  autorce Indiany Alfred 
de Musset, jeden z  jej kochanków (za: Barry, 1996, s.  8–9), choć kwestia 
kobiecości czy relacji między kobiecą i męską stroną natury Sand dzieliła 
i wciąż jeszcze dzieli – niegdyś opinię publiczną, a dziś grono jej biografów 
i badaczy literatury (Nadana-Sokołowska, 2022). 

Il. 2. Paul Gavarni, George Sand w stroju studenckim, ok. 1831 

Źródło: Musée George Sand et de la Vallée Noire. Pozyskano z: https://webmuseo.com/ws/
museesregioncentre/app/collection/record/14183
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	 W XIX i  na początku XX wieku przyjęcie przez kobietę męskiego 
pseudonimu, jak i męskiego stylu bycia i ubioru było wyzwaniem rzuco-
nym ograniczeniom społeczno-obyczajowym, jakie na kobietę nakładała 
jej płeć. W stroju męskim i z krótko przystrzyżonymi włosami walczyła 
w  powstaniu listopadowym Emilia Plater (wraz ze swoją towarzyszką 
Marią Prószyńską), w wierszu Adama Mickiewicza nazwana „dziewicą-
-bohaterem” (Śmierć Pułkownika), Maria Rodziewiczówna na Polesiu 
doglądała rodowego majątku Hruszowa, a Zofia Stryjeńska (wtedy jesz-
cze Lubańska) przez rok, pod nazwiskiem swojego brata, studiowała 
malarstwo na Akademii Sztuk Pięknych w  Monachium. Męskie prze-
branie, tak jak i  męski pseudonim stanowiły dla kobiety przepustkę do 
innego, męskiego świata, dosłownie lub w  przenośni. Ukrywając się za 
męskim pseudonimem, kobieta-autorka kamuflowała nie tylko swoje 
prawdziwe personalia (to jedna z funkcji pseudonimu), ale i przynależ-
ność płciową (Borkowska, 1996), co pozwalało jej twórczości, przynaj-
mniej przez jakiś czas, funkcjonować w przestrzeni publicznej poza ste-
reotypem pisarstwa kobiecego, któremu ówczesna krytyka przypisywała 
m.in. takie cechy (rzekomo) przynależne kobiecej naturze, jak: czułost-
kowość, płaczliwość, koncentrowanie się na błahostkach czy plotkarstwo 
(Kłosińska, 1999). Aurora Dupin nie udawała mężczyzny i nie wyrzekała 
się swojej kobiecości, nie była chłopczycą, paradującą w  męskich stro-
jach dla wygody czy sensacji, choć i taki efekt osiągnęła. Świadomie grała 
swoim wizerunkiem, używając do tego elementów garderoby i  zestawu 
rekwizytów z różnych rekwizytorni. Swoim gościom pokazywała się m.in. 
w  sukni „w stylu kobiet orientalnych albo – tancerek na linie” (Custin, 
za: Tomaszewski, 2003, s. 22), „w arabskim burnusie” (Niemcewicz, za: 
Tomaszewski, s.  10), „w jedwabnym peniuarze i  marokańskich papu-
ciach” (Barry, 1996, s. 207), „z hiszpańskim wachlarzem i mitynkami na 
rękach” (Tomaszewski, 2003, s. 11), „w pięknych żółtych pantoflach ozdo-
bionych frędzlami, rozkosznych pończoszkach i czerwonych spodniach” 
(Balzak, za: Barry, 1996, s. 292), „z sakiewką pełną cygar”, które zapalała 
„od świecy na kominku” (Tomaszewski, 2003, s. 22), czy „z długą bośnia-
cką fajką z drzewa wiśniowego” (Barry, 1996, s.  207). Zdaniem Adama 
Zamoyskiego zmiana stylu bycia pisarki nastąpiła w  okresie jej pożycia 
z  Fryderykiem Chopinem: „(…) coraz rzadziej pokazywała się ubrana 
inaczej niż w  najprostsze szare lub czarne suknie i  zachowywała się 
z większą godnością” (Zamoyski, 1895, s. 171). 
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Il. 3. Alfred de Musset, Portret George Sand, rysunek, 1833

Źródło: Bibliothèque de l’Institut de France. Pozyskano z: https://commons.wikimedia.
org/wiki/File:George_Sand_par_Alfred_de_Musset_%2805%29.jpg

	 Ekstrawagancja Sand przydawała jej postaci aury skandalistki, bun-
towniczki, kobiety wyzwolonej, która nie liczy się z konwenansami, choć 
w zgodnej opinii badaczy nawet w jej powieściach uchodzących za „femi-
nistyczne” próżno szukać „jakiegoś programu czy choćby konkretnych 
propozycji poprawienia sytuacji kobiet” (Bochenek-Franczakowa, 1981, 
s.  34). Autorka Indiany nie angażowała się w  działania ruchów kobie-
cych  i, jak przekonuje Regina Bochenek-Franczakowa, nie doceniała 
„wagi żądań emancypantek w sprawie politycznego i ekonomicznego rów-
nouprawnienia kobiet”, co więcej, postulaty ruchów kobiecych uważała 
„za czcze i  szkodliwe mrzonki” (1981, s  35). Z  dzisiejszej perspektywy 
styl ubierania się, postawa życiowa, jak i, a może przede wszystkim, twór-
czość Sand (z męskim narratorem i kobiecymi bohaterkami) były przeja-
wem jej indywidualizmu i próbą kontestowania, a nawet renegocjowania 
ustalonych zasad – w życiu i w literaturze. To w postawie buntu, żądaniu 
prawa do niezależności i wolnej miłości, samostanowienia o swoim losie, 
wreszcie w ekspresji „ja” kobiecego i nowoczesnym podejściu do kategorii 
płci (i seksualności) krył się zdaniem badaczy emancypacyjny wymiar bio-
grafii i pisarstwa autorki Imaginy (Nagana-Sokołowska, 2022). Bycie lite-
ratką, kobietą z powodzeniem utrzymującą się z pisania, potęgowało siłę 
jej sprzeciwu wobec istniejącego porządku. Jak zauważa Krystyna Kło-
sińska, „[w]chodząc przez pisanie w przestrzeń publicznego mówienia-
-działania, kobieta wydobywa się z milczenia i ciszy”, zaburza „tradycyjny 



Wokół stroju w kulturze – Kultura literacka

96

perspektywy kultury /
perspectives on culture
No. 43 (4,2/2023) 

podział ról społecznych pomiędzy kobietą a mężczyzną, ustaloną hierar-
chię, słowem relacje władzy” (1999, s.  8–9). Joseph Barry, prezentując 
Sand, pisze o jej dążeniu do bycia pisarzem, nie mężczyzną, nie kobietą, 
a pisarzem, i jednostką wolną, korzystającą ze swobody, a zarazem wta-
piającą się w uliczny tłum, w którym większość stanowią mężczyźni. 

Aurore chciała być jednym z nich, nie mężczyzną, lecz pisarzem, wśród 
mężczyzn, ubierać się jak oni. Nowy styl męskiego okrycia: długi, prosto 
skrojony surdut – najlepiej jej odpowiadał. Zamówiła jeden mały i wąski 
na swoją miarę z mocnego szarego sukna – idealny na zimowe chłody – 
i odpowiednie do niego spodnie i kamizelkę. Podwinęła swe długie włosy, 
chowając je pod filcowy cylinder, jaki nosili studenci, i dla całego świata 
wyglądała jak student pierwszego roku Sorbony. Buty podbite na obcasach 
żelaznymi żabkami, przystosowane do śliskich chodników, i wielka szara 
chustka dopełniają stroju. Tak ubrana – przebrana raczej – wędrowała nie-
zmordowanie po Paryżu. Żadne suknie wlokące się po ziemi, żadne spi-
czaste buciki na cienkich podeszwach, nikt nie wytykał jej złośliwie pal-
cami. Była wolną, „niewidzialną” kobietą równie anonimową jak każdy 
mężczyzna w paryskim tłumie. „Chodzić samej po ulicy” – samej decydo-
wać, gdzie zjeść obiad czy gdzie pójść, widywać ludzi, których sama chce, 
a nie tych, do których widywania ją zmuszają. Wychodzić i przychodzić 
o każdej porze, sama, jeśli tak jej się podoba. Spotykać się z przyjaciółmi 
w teatrze na parterze, a nie godzić się na zsyłkę, jak kobiety w kobiecych 
sukniach, do loży lub na balkon! Ponad wszystko jednak Aurore mogła 
chodzić własnymi drogami, nie rzucając się w oczy, nie zauważana, z całą 
swobodą (Barry, 1996, s. 146). 

	 Sand była autorką znaną i  komentowaną w  Polsce od końca lat  30. 
XIX wieku, do czego przyczynili się m.in. żyjący we Francji Polacy, z któ-
rymi pisarka utrzymywała kontakty towarzyskie (zwłaszcza w czasie swo-
jego romansu z Chopinem). Polacy w kraju czytali głównie jej powieści, 
w oryginale lub w tłumaczeniach na język polski, lokalna prasa odnotowy-
wała ich premiery na rynku wydawniczym, podobnie jak wystawienia póź-
niejszych sztuk teatralnych Sand na scenach paryskich, a niedługo potem 
i polskich: warszawskiej, krakowskiej, poznańskiej, wileńskiej, a także – 
za sprawą zespołów objazdowych  – lubelskiej, kieleckiej, łódzkiej, pło-
ckiej i  kaliskiej (Bochenek-Franczakowa, 2015). W  XIX wieku polskie 
tłumaczenia dzieł Sand ukazały się m.in. w Wilnie (Uskok. Powieść wene-
cka z końca XVII wieku, 1840), w Warszawie (Leone Leoni, 1844; Ceza-
ryna Dietrich. Romans, nakł. „Przeglądu Tygodniowego”; Joanna, 1875; 
Konsuelo, 1875, fr. Consuelo), we Lwowie (Valvèdre, 1862 Flamarande, 
1875), w Sanoku (Siedem strun lutni, 1856). Jako pisząca kobieta autorka 
Indiany wzbudzała zainteresowanie środowisk kobiecych, począwszy od 
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Entuzjastek Narcyzy Żmichowskiej po emancypantki i  feministki, dla 
których była „panią Sand” (choć w polskiej krytyce, przynajmniej począt-
kowo, przeważnie „panem Jerzym Sandem”). Na marginesie jej twórczo-
ści, zwłaszcza powieści, dyskutowano o kwestii wychowania, samodziel-
ności i społecznych powinnościach kobiet, wreszcie – o naturze pisarstwa 
kobiecego (sytuowanego w  opozycji do męskiego). Sprawa stylu bycia 
Sand ustępowała pola zainteresowaniu jej dziełami literackimi, choć, jak 
się wydaje, nie pozostawała bez wpływu na ich ocenę (Bochenek-Fran-
czakowa, 2017; Fournier Kiss, 2021; Nadana-Sokołowska, 2022). Julia 
Molińska-Woykowska, zwana „polską” lub „poznańską George Sand” 
(z  powodu swojej ekstrawagancji i  emancypacyjnych poglądów  – ubie-
rała się na czarno, nosiła krótkie, przycięte do ramion włosy, paliła cygara 
i  lubiła siedzieć po turecku) (Frelkiewicz, 1938; Gospodarek, 1962)  – 
uznała autorkę Indiany za pionierkę na drodze kobiet ku samodzielności.

Pisząc historię kobiet swego czasu, stoczyła Sand zarazem walkę przeciw 
opinii jednostronnej – wypowiedziała o sobie (o kobiecie), że się czuje, że 
jest – że przeto ma wszystkie prawa wiedzącego o sobie człowieka. (…) 
Zrozumiała ona, że główną jest rzeczą obudzenie się kobiety – wyniesie-
nie przez Samodzielność, przez uczucie siebie – że przecie Samodziel-
ność ta zabić nie powinna w niej uroku poezji (1843, s. 402–403).

	 Gest emancypacyjny Sand, dążenie, jak pisze Woykowska, do samo-
dzielności, niezależności, czego manifestacją stał się męski strój i  styl 
bycia, nie unieważniał różnic, odmienności między płciami. Dyskurs 
emancypacyjny XIX wieku nie różnicował płci biologicznej i społeczno-
-kulturowej, zakładając esencjonalność kobiecej (i męskiej) natury: istnie-
nie stałych i wspólnych kobietom cech, atrybutów czy funkcji społecznych. 
W interpretacji Woykowskiej Sand zyskała samoświadomość i samodziel-
ność, ale nie odrzuciła kobiecej natury, której kwintesencją jest uczucie. 
„Kobietę Sanda wiedzie wszędzie uczucie, ale uczucie oparte o Wiedzę 
o Sobie, o Samodzielność” (1843, s. 403). W dziewiętnastowiecznym dys-
kursie płci polaryzacja uczucia i rozumu (czy intelektu) wskazywała na 
odmienność między kobietą i mężczyzną, wynikającą z  ich funkcji bio-
logicznych. Uczuciowość kobiet (w skrajnych przypadkach przechodząca 
w histerię) miała pochodzić z uwarunkowań kobiecej natury, predestynu-
jącej kobietę, jako osobę delikatniejszą i wrażliwszą na potrzeby innych, 
do roli żony i  matki. Dla Woykowskiej, jak i  dla pierwszego pokolenia 
emancypantek w  ogóle, emancypacja polegała na uzyskiwaniu przez 
kobiety prawa do samorealizacji, edukacji i  świadomego uczestnictwa 
w  życiu społecznym. Nonszalancja, swoboda w  ubiorze, lekceważenie 
mody i konwenansu, wreszcie różnego typu przebieranki i wizerunkowe 
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prowokacje, tak charakterystyczne dla epoki romantycznej (by wspomnieć 
dandysowskie upodobania Juliusza Słowackiego), były wyrazem sprze-
ciwu jednostki wobec unifikacji, która narzucając uczestnikom życia spo-
łecznego jeden wzorzec zachowania, stylu bycia, ubierania się itp., zacie-
rała ich odrębność i  indywidualność. Entuzjastki ubierały się skromnie, 
czasem w  ocenie otoczenia niedbale lub ekstrawagancko. Zajęte samo-
kształceniem, nie marnowały czasu na strojenie się, fryzowanie. 

Ubierała się dość oryginalnie i  nieco nawet zaniedbania przebijało się 
w jej stroju. Włosy krótko obcięte, suknia ciężka, czarna, krojem zbliżona 
do długiego surduta, jaki noszą pastorowie ewangeliccy (…)

– pisze Piotr Chmielowski, pierwszy monografista literatury kobiecej 
w Polsce, o Zofii Węgierskiej (1885, s. 246). Zdaniem Barbary Wolińskiej 
za podciętymi włosami i rezygnacją emancypantek z wyszukanych, mod-
nych toalet stały względy czysto pragmatyczne.

(…) miało być nie tyle obyczajową prowokacją, ile podyktowane zostało 
względami praktycznymi. Prosta fryzura i strój uniezależniały kobietę od 
służącej, a dzięki temu mogła ona uzyskać więcej czasu na wewnętrzne 
doskonalenie (…) (2007, s. 255). 

Il. 4. Zofia Węgierska, fotografia

Źródło: Biblioteka Naukowa PAU i  PAN w  Krakowie. Pozyskano z: http://pauart.pl/
app/artwork?id=5631121d0cf23d5575b22389
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3. Kobiecość – negocjowanie znaczeń

Jak już zostało wspomniane, ubiór jest komunikatem zbudowanym 
według określonych reguł i skierowanym do odbiorcy. Adresat, przygodny 
lub zaplanowany, w  procesie dekodowania dokonuje interpretacji jego 
znaczeń, usiłując odczytać intencje nadawcy. Dla postronnych obserwa-
torów (i to nawet z grona jej przyjaciół artystów) intencje Sand zakłada-
jącej męski strój nie były oczywiste. „George jest mężczyzną, i to tym bar-
dziej, że chce tego świadomie, że wypadła z roli kobiety i nie jest kobietą. 
Kobieta przyciąga, a ona odpycha…” – stwierdza Balzak w liście do Ewe-
liny Hańskiej (za: Tomaszewski, 2003, s.  9), czyniąc zadość ówczes-
nym stereotypom płciowym (w  innym miejscu pisarz nazywa autorkę 
Indiany „doskonałą matką” i dodaje: „[w]ewnętrznie jest czysta, skromna, 
uczciwa, a artystą jest tylko zewnętrznie” (za: Barry, 1996, s. 293). Z oceną 
sposobu bycia Sand jako kobiety i artystki wyraźnie nie radzili sobie jej 
pierwsi biografowie, już na początku swojej drogi stając wobec dylematu 
typowego dla dziewiętnastowiecznej biografistyki: ile ze spraw „pry-
watno-rodzinno-szlafrokowych” (Szymański, 1902, s. 244) pisarki można 
i należy powiedzieć. W Polsce zainteresowanie życiem prywatnym Sand 
pojawiło się głównie w kontekście jej związku z Chopinem, co z uwagi na 
jego pozycję muzycznego geniusza i  „czwartego wielkiego poety Polski 
podzielonej” (Tarnowski, 1892, s.  7), czwartego wieszcza, nie ułatwiało 
zadania. W wydanej już po śmierci obojga monografii Maurycego Kara-
sowskiego Sand jawi się jako kobieta o „inteligencji wyższej, lecz niekiedy 
nazbyt swobodnej”, „w pragnieniach zmysłowych nienasycona”, „nie-
zdolna zachować równowagi, rozsądku, przyzwoitości i godności niewieś-
ciej w postępowaniu”, „w każdym jednak razie kobieta genialna” (1882, 
s. 71–72). Karasowski nie wspomina o męskich strojach Sand, tak jak nie 
wspomina o jej poglądach na kwestię małżeńską czy licznych romansach 
(poza Mussetem). W  jego relacji podczas pierwszego spotkania z Cho-
pinem autorka Indiany przeszywa kompozytora spojrzeniem „czarnych 
(…), płonących żarem oczu”, ma na sobie „jedwabną suknię, wydającą 
woń fiołkową” i mówi „głosem dźwięcznym o jego grze”. Nie jest piękna, 
nie podoba się Chopinowi, ale z czasem miłość daje „jej męskim rysom 
twarzy pewien urok niewieściej miękkości, czyniąc ją piękniejszą, niż była 
w istocie” (Karasowski, 1882, s. 71–72). Zdaniem dziewiętnastowiecznych 
biografów (mężczyzn) męski strój, męski sposób bycia i wreszcie męskie 
rysy twarzy czynią z Sand kobietę pozbawioną kobiecości, a przynajmniej 
tego, co za kobiece, a dla mężczyzny ujmujące, uchodzi. Ferdynand Hoe-
sick tak pisze o początkach jej znajomości z polskim kompozytorem: 
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(…) Chopin nie lubił kobiet-literatek, (…) to zaś co słyszał o jej męskim 
sposobie życia, który posuwała tak daleko, że przeważnie ubierała się po 
męsku, również nie odpowiadało jego upodobaniom. W kobietach cenił 
przede wszystkim kobiecość, tymczasem pani Sand starała się być męż-
czyzną. Nawet paliła cygara (t. II, s. 1964, s. 137).
	 (…) jej maniery, nieco szorstkie, w  rodzaju bohême, raziły jego 
wykwintne wielkoświatowe nawyknienia; była zbyt wulgarną dla niego. 
A przy tym, o ile z jednej strony nie należał do zwolenników kobiet-lite-
ratek, o  tyle z drugiej nie miał najmniejszego pociągu do kobiet eman-
cypantek, wojujących w imię demokracji, socjalizmu, wolnej miłości etc. 
Następnie pani Sand całkiem była pozbawiona jednej ogromnej zalety, 
którą każdy mężczyzna najwyżej ceni w kobiecie; nie posiadała wdzięku. 
Był to mężczyzna w spódnicy – a choć miała sławę kobiety w spodniach – 
jak ją przedstawiano na wielu karykaturach – to jednak nie przemawiało 
to do wyobraźni Chopinowi (…) (t. II, s. 1964, s. 141).

Il. 5. Alcide Joseph Lorentz, Śmieszne lustro (Miroir drolatique). [George Sand], litografia, 
1842 („Si de Georges [!] Sand ce portrait/ Laisse l’esprit un peu perplexe,/ C’est que le 
génie est abstrait/ Et comme on sait n’a pas de sexe”)

Źródło: Musée George Sand et de la Vallée Noire; La Châtre (Indre). Pozyskano z: https://
www.pop.culture.gouv.fr/notice/joconde/ M0250000640

	 Hoesick nie odmawiał Sand zalet i talentu literackiego, a nawet kobie-
cości. „(…) była kobietą w każdym calu, w której ze wszystkich instynk-
tów najsilniejszy był macierzyński” (t.  II, 1964, s. 141). Miłością macie-
rzyńską otaczała nie tylko swoje dzieci, ale i przyjaciół czy kochanków. 
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Do  tego według krytyka dochodziły takie przymioty, jak: pracowitość, 
dobroć, hojność, wyrozumiałość, gościnność i usłużność. Potrafiła zajmo-
wać się domem i gospodarstwem w Nohant, podejmując typowo kobiece 
czynności – gotowała, szyła („Jako szwaczka, jako krawczyni, jako haf-
ciarka odznaczała się zręcznością niepospolitą” (Hoesick, t.  II, 1964, 
s. 253), uprawiała ogród i oporządzała kury, kaczki i konie.

Gdy w Wenecji bawiła z Mussetem, potrafiła być jednocześnie pokojówką, 
kucharką, gardemalade [opiekunką chorego  – RSL] i  doktorką, a  gdy 
potem zamieszkała z Pagellem, imponowała mu jako nieoceniona gospo-
sia (Hoesick, t. II, 1964, s. 253). 

	 Biografie Sand, pisane przez mężczyzn i w kontekście Chopina, omi-
jały kwestię jej dążeń emancypacyjnych. Sand zakładająca męski strój 
pozostawała skandalistką, pozbawioną kobiecego wdzięku i  wyczucia 
stylu, ekscentryczką, zaprzeczeniem kobiecości i  elegancji, nawet jeśli 
doceniano jej talent i osiągnięcia na polu literatury. Argument o zatraca-
niu przez emancypantki swojej kobiecości, kobiecego wdzięku, a w kon-
sekwencji i o groźbie porzucenia przez kobiety gotowości do bycia żoną 
i matką pojawiał się w wypowiedziach przeciwników emancypacji, i to nie 
tylko ze środowisk konserwatywnych czy konserwatywno-klerykalnych. 
Kobieta w  surducie, z  cygarem lub fajką w  ręku, stała się synonimem 
awanturnicy, żądnej sławy i poklasku, a zarazem karykaturą i kompromi-
tacją idei emancypacyjnej, a nawet, z uwagi na koszty moralne i społeczne 
takiego prowadzenia się, jej ofiarą. Jak zauważał „Dziennik Warszawski”, 
kobietom 

wmawiano, że fajka, cygaro, jeżdżenie konno, szampan, przebieranie się 
po męsku i  tysięczne inne ekscesa urobią je na mężczyzn, zmienią ich 
organizm (…) (S.K.J, 1854, s. 3).

Zakładanie męskiego stroju czyniło z kobiety dziwoląga, hybrydę, naru-
szało naturalny porządek płci, ustalony przez biologię, doprowadza-
jąc postulaty emancypacyjne do absurdu – w interpretacji przeciwników 
emancypacji kobieta wyemancypowana nie chciała być równa mężczyź-
nie, chciała być jak mężczyzna, nosić się i  zachowywać, brać życie „po 
męsku”. Nie tyle przekraczała ograniczenia swojej płci w wymiarze spo-
łeczno-kulturowym (które w oczach przeciwników równouprawnienia za 
ograniczenia nie uchodziły), ile nabywała (poprzez naśladownictwo) cech 
męskich, co podważało zasadność dążeń emancypacyjnych w ogóle. 
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Żądania (…) emancypacji są tak śmieszne i chimeryczne, że wystawiając 
same tylko parodie i dziwactwa, przekonywają, że dalszego dowodzenia 
nawet nie potrzeba

– pisał korespondent „Dziennika Warszawskiego” w  1855 roku (Tir-
pitz z Pogorzelca, 1855, s. 4). W uwagach poświęconych autorce Poganki 
Chmielowski przytacza anegdotę, w  której malarz January Suchodol-
ski podpytuje jedną z  jej przyjaciółek, czy „panna Żmichowska chodzi 
w surducie, na którym wisi zegarek przyczepiony do białej tasiemki” i czy 
„ma włosy obcięte po męsku“ (1885, s. 258). Żmichowska nie nosiła się po 
męsku, choć zgodnie z ówczesną modą paliła cygara, co o ile uchodziło 
w  Warszawie, o  tyle „na prowincji każdemu wpadało w  oczy i  stawało 
się przedmiotem drwin, a  nawet oburzenia. Ze zgrozą i  niedowierza-
niem patrzano na dziewczynę z krótkimi loczkami i cygarem w ustach”, 
zachwycającą się „romansami społecznymi Eugeniusza Sue lub Sanda” 
(Chmielowski, 1885, s. 258).
	 W pytaniu Suchodolskiego (wątpliwości rozwiało pojawienie się 
w salonie samej pisarki, ubranej w suknię) pobrzmiewały kpina i lekcewa-
żenie, którymi tak w dyskursie publicznym, jak i na gruncie prywatnym 
„raczono” kobiety ścinające włosy i zakładające surdut. Co więcej, ubie-
rania się po męsku nie odczytywano jedynie jako przejawu ekstrawagan-
cji, wzbierającej na fali ruchów emancypacyjnych. Do oskarżeń o szuka-
nie atencji i taniej sensacji dochodziły zarzuty natury moralnej, dotyczące 
sfery seksualno-erotycznej: o  demoralizacji, bezwstydności i  rozwiązło-
ści, braku hamulców etycznych. Kobieta, która nosiła się po męsku, miała 
wyrzekać się nie tylko roli strażniczki ogniska domowego, ale i  moral-
ności, kultywować wolną miłość, a nawet miłość lesbijską. Zaprzeczając 
tradycyjnemu modelowi kobiety i kobiecości – jako istoty ponętnej (dla 
mężczyzny), uległej i akuratnej (Stawiak-Ososińska, 2010) – stawała się 
jednostką odbiegającą od normy, patologiczną, wynaturzoną. W 1885 roku 
Jan Jeleński pisał na łamach „Roli”: 
	 We Francji emancypacja kobiet prześcignęła najśmielsze już marze-
nia wszystkich „Prawd”, „Świtów” i „Przeglądów”. Paryżanki „zbudziły 
się” na dobre, a „postęp” zawiódł je na drogę czynów godnych zaiste pióra 
pozytywnych wieszczek. Gdy awanturnice piszą rozprawy konkursowe 
„o cnocie”, inne bohaterki zastrzykują sobie morfinę lub kąpią się w gorą-
cej krwi zwierzęcej, a  inne jeszcze strzelają z  rewolwerów do mężów 
i kochanków (Kamienny, 1885, s. 212). 
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Il. 6. Andreas Geiger (wg Cajetana), Pojedynek kobiet/ Karykatura na emancypantki, grafika

Źródło: Muzeum Narodowe w  Krakowie. Pozyskano z: https://zbiory.mnk.pl/pl/
wyniki-wyszukiwania/katalog/76614

	 W 1870 roku na łamach „Tygodnika Mód” Eliza Orzeszkowa, dobrze 
zaznajomiona z  twórczością Sand (Bochenek-Franczakowa, 2017; Fou-
rnier Kiss, 2021; Nadana-Sokołowska, 2022), ogłosiła rozprawę Kilka 
słów o kobietach, która głośnym echem odbiła się w kołach nie tylko postę-
powych i  na kolejne dziesięciolecia ustaliła „sposób myślenia o  spra-
wie kobiecej w  Polsce” (Janicka, 2019, s.  69). Za cel swojego wystąpie-
nia pisarka przyjęła określenie istoty emancypacji, przede wszystkim w jej 
wymiarze cywilizacyjnym i etycznym, a także wskazanie działań (przej-
ście od teorii „na pole praktyki” (Orzeszkowa, 1873, s. 12), które dopro-
wadzą do zmiany położenia kobiet w  społeczeństwie. Już na początku 
swojej rozprawy, definiując pojęcie emancypacji kobiet, autorka odwołała 
się do funkcjonujących w przestrzeni publicznej, obiegowych wyobrażeń 
o emancypantkach, za przykład niewłaściwie pojętej emancypacji poda-
jąc: awanturnicę, zrywającą związki rodzinne i małżeńskie, kobietę pseu-
douczoną i kobietę lwicę, spoczywającą 

w pokoju napełnionym gęstą mgłą tytoniowego dymu, w  wyzywającej 
postawie, z cygarem lub fajką w ręku, a w ustach z głośnym śmiechem 
bluźniącym najświętszym rzeczom (Orzeszkowa, 1873, s. 2).

Pisarka ani słowem nie wspomniała o Sand, choć skojarzenie było dość 
oczywiste (rozwódka, skandalistka, socjalistka) a  w  opublikowanych 
wcześniej Kilku uwagach nad powieścią (1866) otwarcie chwaliła jej twór-
czość powieściową. Sama Orzeszkowa, jak zauważyła Grażyna Borkow-
ska, należała „do pisarzy skrytych” (Borkowska, 1996, s.  162). Unikała 
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mówienia o swoim życiu prywatnym i  starannie modelowała swoją ofi-
cjalną biografię. Być może, nauczona doświadczeniem Sand, zdawała 
sobie sprawę z  ceny, jaką przychodzi płacić kobiecie za życie „na włas-
nych zasadach”. Opinia publiczna, tak we Francji, jak i poza jej grani-
cami, także w  Polsce, widziała w  autorce Indiany rzeczniczkę zgnili-
zny moralnej i deprawatorkę, do czego w niemałym stopniu przyczyniły 
się rzesze jej naśladowczyń, sprowadzających ideę równouprawnienia 
i  kobiecą wolność do zachowań naruszających społeczne normy (Paja, 
2016). Orzeszkowa nie chciała popełnić tego błędu – odrzuciwszy wzo-
rzec emancypantki w męskim stroju i z cygarem w ręku, opowiedziała się 
za emancypacją opartą na etyce czynu i pracy, powściągliwości, skromno-
ści i prostoty, emancypacją, która nie podważa „świętości rodziny i macie-
rzyństwa, czystości obyczaju” (Borkowska, 2005, s. 39). 
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S treszczenie         

Artykuł przybliża dzieło Jakuba Kazimierza Haura zatytułowane Skład albo 
skarbiec znakomitych sekretów ekonomiej ziemiańskiej wydane po raz pierw-
szy w roku 1693. Jest to bardzo obszerna, licząca ponad pięćset stron, księga, 
w której autor zawarł szereg informacji z najróżniejszych dziedzin – rolnictwa, 
meteorologii, astrologii, medycyny, higieny, weterynarii, sztuk plastycznych, 
geografii i prawa, a także garść porad dotyczących kulinariów, wychowywania 
dzieci, czytelnictwa, łowiectwa czy zabezpieczania się przed czarami. Na kar-
tach tego dzieła znalazła swoje miejsce także tematyka związana ze strojami. 
Te fragmenty tekstu podzielił autor na trzy kategorie. Pierwszą stanowią roz-
ważania o historii ubioru zarówno w Polsce, jak i w innych krajach, drugą – 
informacje o XVII-wiecznej modzie na terenie Rzeczypospolitej, trzeci obszar 
rozważań Haura obejmuje natomiast praktyczne porady dotyczące czyszcze-
nia odzieży i dbania o nią. W utworze wyraźnie daje o sobie znać skłonność 
autora do dydaktyzmu, szczególnie w tych fragmentach, w których krytykuje on 
Polki za nadmierne uleganie dyktatowi mody i ślepe naśladownictwo obcej kul-
tury. Niezależnie jednak od tego XVII-wieczny autor postrzega strój jako ważny 
element codzienności i zaleca o niego dbać, przy czym niektóre zamieszczone 
w dziele porady dotyczące konserwacji odzieży nie straciły do dziś aktualności. 
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presented a  lot of information from various disciplines – agriculture, mete-
orology, astrology, medicine, hygiene, veterinary medicine, plastic arts, geog-
raphy and law, as well as some practical instructions on educating children, 
reading, hunting or protection against witchcraft. The book also touches on 
issues relating to costumes, and the parts of the text devoted to these issues 
were divided by the author into three categories. The first part is devoted to 
the history of costumes, both in Poland and in other countries, the second part 
provides information on 17th century fashion in the territory of Poland, and 
the third part gives practical tips on the cleaning and care of clothes. The book 
explicitly shows the author’s passion for didacticism, reflected especially in the 
fragments in which he criticizes women for being excessively influenced by 
fashion and for blindly copying foreign culture. Nevertheless, the 17th-cen-
tury author considers clothing to be an important part of everyday life and rec-
ommends proper care of it. It should be noted that some of the in the book on 
how to take care of clothes is still valid today. 

K E Y W O R D S :  	Jakub Kazimierz Haur, dress, fashion

Jakub Kazimierz Haur – potomek rodziny mieszczańskiej, później nobi-
litowany, zarządca majątków ziemskich, handlarz nieruchomościami, 
następnie sekretarz króla Jana III Sobieskiego z  tytułem barona  – był 
twórcą niezwykle poczytnych książek uważanych za pierwsze nowo-
czesne traktaty agronomiczne w piśmiennictwie polskim (Podraza, 1961; 
Kowalski, 2000; Partyka, 1996; Galilej, 2019). Spod pióra tego autora 
wyszły cztery dzieła: Ekonomika ziemiańska generalna (1675), Ziemiań-
ska generalna ekonomika (1679), będąca nieco zmienioną wersją dzieła 
z 1675 roku, rozszerzoną o zagadnienia z zakresu architektury, Skład albo 
skarbiec znakomitych sekretów ekonomiej ziemiańskiej (1693) oraz niedo-
kończony, pozostający w rękopisie, Merkurius polski z dobremi nowinami 
wierszem opisany (1702). 
	 Szczególną popularnością cieszyły się „ekonomiki” Haura, podejmu-
jące tematykę stricte rolniczą. Do końca XVIII wieku miały wiele wzno-
wień, wyimki z tych dzieł odnajdujemy ponadto w szlacheckich sylwach, 
co wskazuje na fakt, iż sięgano do nich na co dzień, traktując jako przy-
datne źródła wiedzy na temat prowadzenia gospodarstwa (Galilej, 2019; 
Kowalski, 2000). Nieco inny charakter i szerszy zakres ma zadedykowany 
królowi Janowi III Sobieskiemu Skład albo skarbiec, będący, zdaniem 
badaczy, specyficzną kompilacją sylwy i encyklopedii (Partyka, 1998).
	 Jest to bardzo obszerne, liczące ponad pięćset stron, dzieło o niezwy-
kle zróżnicowanej treści. Autor podzielił je na trzydzieści traktatów, te zaś 
na rozdziały. Tym sposobem staropolski czytelnik otrzymał swoiste kom-
pendium wiedzy o świecie, zbiór najpotrzebniejszych informacji z zakresu 
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rolnictwa, meteorologii, astrologii, medycyny, higieny, weterynarii, sztuk 
plastycznych, geografii i  prawa, a  także garść porad dotyczących kulina-
riów, wychowywania dzieci, czytelnictwa, łowiectwa czy zabezpieczania się 
przed czarami. Całości dopełniają liczne anegdoty i zabawne dykteryjki. 
	 W tym przedziwnym gąszczu treści nie zabrakło także wzmianek 
o strojach. Możemy je podzielić na trzy kategorie. Pierwszą stanowią roz-
ważania autora o historii ubioru zarówno w Polsce, jak i w innych kra-
jach, drugą – informacje o współczesnej mu modzie na terenie Rzeczypo-
spolitej. Te fragmenty dzieła, zebrane w Traktacie XXX, w rozdziale XI 
zatytułowanym O  strojach dawnych i  o  teraźniejszej tego wieku modzie, 
przesycone są wyraźnym dydaktyzmem; autor piętnuje przede wszyst-
kim zamiłowanie do zbytku i przesadnego strojenia się. Trzecią kategorię 
rozważań Haura o ubiorach stanowią natomiast praktyczne porady doty-
czące czyszczenia odzieży i dbania o nią, zawarte w Traktacie XXII zaty-
tułowanym O sekretach do wielu rzeczy gospodarskich osobliwych, wszelkiego 
stanu ludziom służących, do wiedzenia i używania wielce potrzebnych (…). 
	 Swój wykład dotyczący historii strojów rozpoczyna autor od wzmianki 
na temat starożytnych Rzymian, którzy, w jego ujęciu,

ubierali się zawsze jako na jaką umyślną comedią albo jak na maszkary, 
tak strojno i bogato, że im szacunku nie było: osobliwie białegłowy, gdy się 
na który stroiły bankiet, (…) klejnotów, drogich kamieni nakładała każda 
na się jako na jaki bałwan (Haur, 2015, s. 518).

W swoich dydaktycznych skłonnościach nie oszczędził Haur także 
i mężczyzn, wyśmiewając ich nadmierne przywiązanie do drogich stro-
jów i podając przykład Rzymianina, któremu pewien człowiek niechcący 
pogniótł płaszcz, czego skutkiem był „pozew criminalny do sądu” (Haur, 
2015, s. 518). 
	 Rozważania XVII-wiecznego autora znajdują potwierdzenie w źród-
łach starożytnych. Na ich podstawie można sformułować wniosek, iż 
zamiłowanie do zbytku było w Rzymie rzeczywiście ogromne, wiadomo 
bowiem, iż kwestię tę próbowało nawet regulować prawo. I tak na przy-
kład podczas drugiej wojny punickiej, w roku 215 p.n.e. wydano na wnio-
sek trybuna Marka Oppiusza ustawę ograniczającą używanie kosztow-
nych strojów i biżuterii. Na kobiety, które nosiły na sobie cały majątek, 
utyskiwał ponadto Seneka, a  Pliniusz Starszy przekazał wiadomość, iż 
żona cesarza Kaliguli Lollia Paulina miała kosztowności warte czterdzie-
ści milionów sesterców (Jurewicz i Winniczuk, 1968). 
	 W swoich odwołaniach do historii mody i stroju Haur nie pomija także 
Polski, przypominając postać króla Władysława Jagiełły. W  przeciwień-
stwie do wspomnianych wcześniej obywateli Rzymu władca ten stanowi, 
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zdaniem autora, symbol skromności, nosił bowiem na co dzień kubrak 
z „prostego i lada jakiego futra” (Haur, 2015, s. 519). Jak dowodzi Haur, 
zapewniło to Jagielle długowieczność. W dziele czytamy: „Ten pan żył na 
królestwie od koronowania lat 48, a co większa, trunku żadnego gorącego, 
wódki ani wina nie zażywał” (Haur, 2015, s. 519). Uwaga Haura ma swoje 
źródło w XV-wiecznych Rocznikach Jana Długosza. Krakowski kronikarz 
w notce poświęconej zmarłemu w roku 1434 władcy wspominał, iż „przez 
całe swe życie za nic mając drogie sobolowe, kunie, popielicowe albo lisie 
futra, używał jedynie baranich” (Długosz, 2009, s. 131). Haur rozwija tę 
myśl i na kartach swego dzieła przekonuje, iż noszenie baraniego futra 
sprzyja zdrowiu, ponieważ nie tylko ogrzewa, ale i zapobiega chorobom 
żołądka. Pisze autor: 

Osobliwą tedy dla ciepła jest pomocą na piersi skórka od młodego baranka 
czarnego, kuśnierskiej wyprawy (…), która aby była obszerna, żeby dobrze 
piersi i żołądek otuliła, a tę na koszulę pod żupan przywiązać, nad wszel-
kie insze futra i ciepłoty żołądek ogrzewa, trawić mu pomaga, do tego wil-
gotności zbytnie z niego wyciąga i wysusza (Haur, 2015, s. 519). 

	 Co ciekawe, Haur jest także pewien, iż na rozgrzewające właściwości 
danej tkaniny wpływ ma nie tylko jej faktura, ale i kolor. „Czerwone (…) 
materie na toż są pomocą” (Haur, 2015, s. 520) – przekonuje na kartach 
dzieła. 
	 Dydaktyczne skłonności autora Składu albo skarbca szczególnie wyraź-
nie dają o sobie znać w tych fragmentach, w których mowa jest o modzie 
XVII-wiecznej. Przede wszystkim chwali on obyczaje Hiszpanów, 
Węgrów i  Holendrów, jego zdaniem przedstawiciele tych nacji nie hoł-
dują bowiem modowym nowinkom i są wierni własnej tradycji:

Hiszpani, Węgrzy i  Oledrowie (…) choć do cudzych krajów jadą, nie 
przebierają się, swego własnego narodu nie wstydząc się ubioru i zaraz 
wszędzie Hiszpana, Węgrzyna i Oledra łatwo poznać (Haur, 2015, s. 518). 

	 Znacznie mniej przychylnie zapatruje się Haur na obyczaje Polaków. 
Jego zdaniem „w Polszcze co rok, to inakszy strój” (Haur, 2015, s. 518). 
Tendencję naszych rodaków do ślepego ulegania dyktatowi mody kryty-
kowało wielu XVII-wiecznych pisarzy, poetów i moralistów. Haur nie był 
tutaj wyjątkiem. Reprezentatywne w tym względzie są słowa Jana Chry-
zostoma Paska, który w swoich Pamiętnikach utyskiwał: 

Taki zwyczaj u nas w Polszcze, że choć kto suknią na nice wywróci, to 
mówią, że to moda, i potem ta moda ma wielką komplacencyją u ludzi 
(…). Co ja już pamiętam odmiennej coraz mody w sukniach, w czapkach, 
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w butach, szablach, w rządzikach i w kożdym aparacie wojennym i domo-
wym, nawet w czuprynach, gestach, w stąpaniu i w witaniu, o Boże święty, 
nie spisałby tego na dziesięciu skórach wołowych! (Pasek, 1984, s. 43–44). 

	 Jako szczególnie podatne na wpływ modowych nowinek powszech-
nie wskazywano kobiety. Wspomniany Pasek, omawiając tę kwestię, kon-
kluduje: „O damach i ich wymysłach nic nie mówię, bobym tę wszystkę 
księgę tą zapisał materyją” (Pasek, 1984, s.  44). Podobnego zdania jest 
Haur. Podkreśla on fakt, iż nadmierne uleganie przez kobiety dyktatowi 
mody stanowi dla wielu z nich źródło nieszczęścia. Szczególnie niezado-
wolone są te, którym się

według inszych modne nie darzą stroje, gdy na to albo szkatuła nie 
wynosi, albo też i sama conditia tego nie zniesie (…): przypadają im stąd 
na mężów gorączki i  częste alterkatie [sprzeczki  – BSS] (Haur, 2015, 
s. 518–519).

	 Duży wpływ na tendencje modowe mieszkanek naszego kraju miało 
przybycie do niego w 1646 roku Marii Ludwiki Gonzagi. Przyszła żona 
dwóch ostatnich Wazów miała krytycznie ocenić gust Polek, wytyka-
jąc im, iż ubierają się według mody sprzed piętnastu lat. Istotnie, jeszcze 
w  latach trzydziestych XVII wieku szlachcianki nosiły staromodne stoż-
kowe fortugały, czyli stelaże zakładane pod suknie, ponadto futrzane koł-
paki, haftowane rańtuchy (chusty na głowach) i  zasłaniające szyje pod-
wiki. W powszechnym użyciu były też ciężkie, przetykane złotem, tkaniny 
(Możdżyńska-Nawotka, 2002). Pod wpływem pochodzącej z Francji kró-
lowej w  modzie damskiej dokonała się istna rewolucja, a  Polki zaczęły 
bardzo chętnie nosić stroje wzorowane na zachodnich, nie tylko francu-
skich, ale także hiszpańskich, niemieckich i holenderskich, co z kolei nie 
zyskało aprobaty pisarzy i moralistów, stąd owe utyskiwania Paska i Haura. 
Warto nadmienić, iż zamiłowanie Polek do obcych form niektórzy badacze 
postrzegają jako swoisty wyraz protestu przeciwko rubasznemu ideałowi 
polskiego sarmaty, preferowanemu przez mężczyzn (Bartkiewicz, 1979).
	 Istotą mody jest naśladownictwo, a  zatem przebywając w  miejscach 
publicznych, kobiety nieraz podpatrywały i  oceniały wzajemnie swoje 
stroje. Szczególnie dogodnym miejscem takich praktyk był kościół. Jakub 
Kazimierz Haur krytykuje więc niewiasty, które chodzą na mszę nie 
z  potrzeby religijnej, ale po to, by zobaczyć stroje innych pań. Następ-
nie, posługując się ironią i przejaskrawieniem, odmalowuje karykaturalny 
wizerunek żony, która wraca do domu, „powiedając nie tak o nabożeń-
stwie albo o kazaniu, czego się nauczyła, jako o strojach, która u której co 
obaczyła, cały obiad będzie o tym i cały dzień mowa” (Haur, 2015, s. 519). 
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	 Trzeba przyznać, iż Haur znakomicie orientuje się w kwestii kobie-
cej garderoby, dając w swoim dziele istny popis wiedzy na temat nazew-
nictwa rozmaitych jej części. Wyśmiewana przezeń typowa żona, która 
wraca z kościoła, mówi zatem mężowi,

jakie modne były stroje, z jakiej materiej albo gatunku, jak bogato i strojno, 
jakie kornety, kufiety, bonety, półkornecie, fixmenty, fontazie, furie, kuku-
riku, sergety czyli surgoty, garnitury, agazanty, manty, półmancie, rud-
disiany, sołtany, jozefki, szustmany, ankry, szarpy, alsztyny, podwoniki, 
krymki, węgierki, kubraki, płaszczyki etc. (Haur, 2015, s. 519).

	 Owo rozbudowane wyliczenie kończy Haur konkluzją przywodzącą 
na myśl utyskiwania kaznodziei: „Letania do stroju ciała, a do dusze Boże 
bądź miłościw mnie grzesznej ani usłyszysz” (Haur, 2015, s. 519). 
	 Skojarzenie z  retoryką kaznodziejską jest jak najbardziej uzasad-
nione, w czasach współczesnych autorowi Składu albo skarbca z kościel-
nych ambon często płynęły bowiem napomnienia pod adresem kobiet 
nadmiernie strojących się i  rozrzutnych. W  zbiorze kazań Szymona 
Starowolskiego, jednego z  najwybitniejszych katolickich kaznodziejów 
epoki baroku, odnajdujemy barwne portrety dobrych i złych żon. Autor 
zauważa między innymi: „A kiedy się jeszcze stroi, aby się cudzym oczom 
podobała, dopieroż się mężowi i Chrystusowi Panu nie podoba” (Staro-
wolski, 1648, s. 249). 
	 Jeszcze dosadniej krytykował tendencję do nadmiernego ulega-
nia pokusie mody Adam Gdacjusz, XVII-wieczny protestancki pastor 
z  Kluczborka. Podejmował tę kwestię zarówno w  swojej Postylli, jak 
i  w  polemicznych dziełach, na przykład Dyszkursie o  grzechach szóstego 
przykazania Bożego, gdzie swoje poglądy na temat elegantek zawarł w for-
mule przysłowia: „Niewiasta aż nazbyt strojna, ta w  nieczystości bywa 
hojna” (Gdacjusz, 1969, s. 387). Kaznodzieja nie dał się przy tym zwieść 
przypuszczeniu, iż kobiety stroją się dla mężów. Jego zdaniem odpowiedź 
na pytanie, komu chcą się podobać, jest inna. „Inszym chłopom i galan-
tom” (Gdacjusz, 1969, s. 388) – wołał z przekonaniem. 
	 W swoich rozważaniach na temat zgubnego wpływu mody na kobiecy 
umysł Haur odwołuje się nie tylko do nauki chrześcijańskiej, ale i do auto-
rytetu starożytnych myślicieli. Czytamy w dziele:

Pitagoras, stary filozof, naucza w tym i przestrzega, aby przy mężach żony 
były zabiegłe, dziatkom swoim były we ćwiczeniu przykładem, aby w odzie-
niu pysznym, strojnym nie chodziły, bo to są własne sidła do grzechu i do 
nieczystości pobudka, ponieważ u każdej białogłowej wstyd i skromność 
prawdziwą jest ozdobą i samym klejnotem (Haur, 2015, s. 519). 
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	 Przestrogi Haura w niektórych fragmentach tekstu przybierają postać 
zabawy językowej, której celem jest zapewne ułatwienie zapamiętania 
dydaktycznego przekazu. Autor posługuje się na przykład formą wierszo-
waną: „Teraz modne wstążki i bisiory, nastały także wysokie cuby, by tylko 
nie były do zguby” (Haur, 2015, s. 519). Mowa tu o popularnych w XVII 
i na początku XVIII wieku obfitych, wielopiętrowych czepcach, zwanych 
właśnie czubami. Składały się one z ustawionych w trzech rzędach koro-
nek noszonych na wysokiej fryzurze (Stojek-Sawicka, 2013). Jako ozdoby 
głowy popularne były także zausznice, osiągające nieraz pokaźne roz-
miary (Bartkiewicz, 1979). Takie skomplikowane, sztywne konstrukcje na 
głowach pań irytowały w owym czasie wielu moralistów. Niezmordowany 
tropiciel ludzkich przywar i występków Krzysztof Opaliński pisał w saty-
rze Na zepsowane stanu białogłowskiego obyczaje:

(…) Jedne włosy trafią,
Drugie wieże budują na głowie i baszty,
Trzecie tam opinają i stroją ten ołtarz
Jako na Boże Ciało albo Grób piątkowy (Opaliński, 2005, s. 82). 

	 Autor ukrywający się pod pseudonimem Jakub Łącznowolski w pocho-
dzącym z 1678 roku satyrycznym utworze pod tytułem Nowe zwierciadło 
modzie dzisiejszego stroju akomodowane stwierdzał natomiast drwiąco:

W roku tym, gdy to piszę, w samo Boże Ciało,
W Haczowie, mila z Krosna, to cudo się stało,
Uderzył z nagła piorun, zausznice skruszył,
Ogień kwef cale spalił, a włosów nie ruszył… (Łącznowolski, za: Bartkie-
wicz, 1979, s. 98).

	 Wspomniany w utworze kwef było to szyte z gazy, muślinu lub koro-
nek zwiewne nakrycie głowy i twarzy chroniące przed promieniami sło-
necznymi oraz wścibskimi spojrzeniami. Z  biegiem czasu kwef zaczął 
wychodzić z  mody i  stał się domeną jedynie wdów i  starszych matron 
(Stojek-Sawicka, 2013). 
	 Poetyckie ambicje autora Składu albo skarbca przybierały także bardziej 
wyrafinowane formy. Przestrogę przed ocenianiem innych na podstawie 
ubioru i wyglądu zewnętrznego zawarł on w następującym dwuwierszu:

Nie lżyj, nie obmawiaj, nie szacuj bliźniego,
Jeśli się chcesz uchronić dołu piekielnego (Haur, 2015, s. 519).

	 Oprócz prób posługiwania się wierszem odnajdujemy także w  dziele 
inne formy organizacji językowej, na przykład homonimy. Pisze autor: 
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„Odmienne co raz stroje odmienny też stroją w  państwie pokój, co jest 
prawie znakiem nieszczęścia i utrapienia na ubogie ludzie” (Haur, 2015, 
s. 519). Ogólny wydźwięk tej części utworu jest zatem niewesoły; w tenden-
cji do nadmiernego strojenia się i ulegania dyktatowi mody upatruje Haur 
przyczyny ubożenia nie tylko poszczególnych osób, ale i całego narodu. 
	 Niezależnie od poglądów na temat przesadnego strojenia się i naśla-
dowania zagranicznej mody celem Haura było przede wszystkim dostar-
czenie czytelnikowi garści porad obejmujących najróżniejsze aspekty 
codziennego życia. Nic więc dziwnego, iż w Składzie albo skarbcu znala-
zły się także fragmenty, w których autor, porzucając ton kaznodziejskich 
pouczeń i utyskiwań na zbytnią wymyślność współczesnych mu strojów, 
dzieli się praktycznymi informacjami na temat zasad ich pielęgnacji. 
	 Jedna z takich porad nosi tytuł Koron, forbot, dzierganej roboty, nowej 
teraźniejszej mody praczka albo wypranie z brudu. Uzasadniając obecność 
w dziele takich treści, autor pisze: 

Ponieważ damy i  kawalerowie w  cudzoziemskim stroju teraźniejszej 
mody, drogiemi i modnemi delectują się koronami, których nie bez kosztu 
i osobliwej prace, modnemu cudzoziemskiemu akkomodując się światu, 
z dalekich krajów zaciągają (…), a przeto, żeby te nici w swojej zostawały 
ochronie i długo trwać mogły, mianowicie w praniu, aby wiedzieć, jakiego 
koło tego zażyć sposobu, krótko się o tym uwiadomi (Haur, 2015, s. 354). 

	 Co ciekawe, we fragmencie tym daje o sobie znać zmysł obserwacyjny 
Haura i znajomość ludzkich charakterów. Uprzedzając bowiem niejako 
prawdopodobne zdziwienie czytelnika, który nie spodziewa się porad 
dotyczących prania formułowanych przez mężczyznę, autor wyjaśnia: 
„Nie każdy, choć umie, szczerze poradzi dla zazdrości i nieużytości, osob-
liwie z białychgłów jedna drugiej nie nauczy” (Haur, 2015, s. 354). Nie 
wystawia więc autor najlepszego świadectwa kobiecej naturze, podejrze-
wając, iż posiadające cenną umiejętność czyszczenia modnych i drogich 
zagranicznych koronek panie niekoniecznie będą chciały się nią dzielić 
z konkurencją. 
	 Rekomendowany przez Haura przepis na konserwację delikatnych 
koronkowych tkanin jest następujący: 

Wziąć suchego mydła, które jako krzan na czystym tarle utrzeć, i korony 
ubrukane, sucho, tym miałem gęsto potrząsnąć abo posypować (…) 
i  z  społem zwinąć, aby nie wypadało to potrzęśnienie, w  czystym zaś 
garnku i w czystej wodzie rzecznej, a nie w studziennej, na wrzącą już 
właśnie wodę, owe z mydłem potrząśnione korony zwinione kłaść, żeby 
tak zupełną wrzały godzinę, a łopatką piękną drewnianą często przemie-
szywać, aby do garnka nie przygorzały, po tej godzinie wyjąć na zimną 
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wodę łopatką, osączywszy z mydła (…), potym na trawnik zielony piękny 
w lecie wyłożyć, a podczas zimy na śnieg, a to dlatego, aby owa z mydła 
żółtość powietrzem wyszła (Haur, 2015, s. 354). 

	 Zwyczaj zdobienia odzieży drogimi, uchodzącymi za luksusowe 
koronkami holenderskimi i  weneckimi przyjął się szczególnie wśród 
zamożniejszych dam, które dekorowały takimi wstawkami przody stani-
ków swych sukien, a nawet nocnych koszul, doszywały także koronki do 
rękawów. Używały ich również do upinania wspomnianych już wysokich 
czepców, a  ponadto robiły z  nich płaskie czepki z  końcami luźno opa-
dającymi na ramiona. Potwierdzeniem tego może być portret trumienny 
szlachcianki polskiej z lat siedemdziesiątych XVII wieku. Koronki wene-
ckie zakładano również pod futrzane czapki, uprzednio zakrywając je 
czarnymi taftowymi chustami (Bartkiewicz 1979; Możdżyńska-Nawotka, 
2002). 
	 Prócz przepisu na pranie koronek Haur umieścił w  Składzie albo 
skarbcu także cały szereg porad dotyczących usuwania plam. Jest przy 
tym bardzo precyzyjny, opisuje bowiem sposoby likwidowania zabrudzeń 
z najróżniejszych materiałów, takich jak sukno, płótno, wełna, jedwab czy 
aksamit. Nic jednak dziwnego, ponieważ moda wieku XVII charaktery-
zowała się nie tylko wielością strojów, ale także różnorodnością tkanin. 
Najwspanialsze, reprezentacyjne ubiory szyto w  tym czasie z  włoskich 
adamaszków i atłasów o bogatej ornamentyce, coraz większe uznanie zdo-
bywał także strój paradny szyty z aksamitu. W kupieckich spisach z końca 
XVII wieku zaczęły się pojawiać włoskie tkaniny jedwabne, produkowane 
w  Wenecji oraz we Florencji, w  źródłach pisanych z  tego okresu sporo 
jest też wzmianek o ubiorach wełnianych, a także szytych z angielskiego, 
holenderskiego, francuskiego, włoskiego i  niemieckiego sukna (Bartkie-
wicz, 1979). 
	 Przytoczmy w tym miejscu przepis Haura na pranie odzieży uszytej 
z aksamitu. Materiał ten należy, zdaniem autora, czyścić w następujący 
sposób: „Wziąć gorzałki, natrzeć nią z  tej strony, gdzie niekosmato, ale 
sam tylko spodek, że ta wódka przejdzie na drugą stronę” (Haur, 2015, 
s.  355). Jako znacznie bardziej niezwykły jawi nam się przepis na usu-
wanie plam z delikatnych tkanin bławatnych (jedwabnych) oraz wełny. 
W  celu wyczyszczenia takich materiałów należy „dostać przednich 
nóg skopowych [baranich  – BSS] i  spalić one na popiół” (Haur, 2015, 
s. 355), a następnie namoczyć tkaninę i brudne miejsca posypać popiołem 
z barana. Jako doskonały środek czyszczący autor poleca ponadto wołową 
żółć (Haur, 2015). Warto wspomnieć, że ten ostatni składnik występuje 
także w  dzisiejszych preparatach odplamiających polecanych na upor-
czywe zabrudzenia. 
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	 Z pewnością znajomo brzmią także porady Haura dotyczące wykorzy-
stania do czyszczenia tkanin soku z cytryny oraz octu. Autor nie poprze-
staje bowiem na wyliczeniu rozmaitych tkanin, lecz wyszczególnia także 
różne rodzaje plam. Czytelnik Składu albo skarbca mógł się zatem dowie-
dzieć, że za pomocą wspomnianych specyfików można usunąć zanie-
czyszczenia z wina i atramentu (Haur, 2015). 
	 W swoim repertuarze miał także autor bardziej uniwersalne porady. 
Jako ostatni spośród wszystkich przepisów dotyczących usuwania zabru-
dzeń pojawia się taki, którego zastosowanie ma zagwarantować likwidację 
każdej plamy, niezależnie od tego, z czego by ona pochodziła. By uzyskać 
tak znakomity efekt, należy:

Wody studziennej wziąć 20 funtów, siarki funt jeden, mydła drobno kra-
janego dwa łuty, warzyć to społem z  godzinę, potym przecedziwszy, te 
zmazy natrzeć i namazać, wprzód samym mydłem trochę potarłszy, a tak 
każda makuła [plama – BSS] zginie (Haur, 2015, s. 356). 

	 Jak pisał wybitny znawca staropolskiej obyczajowości Zbigniew 
Kuchowicz, znamienną cechę XVII wieku

stanowiło przywiązywanie wagi do wyglądu zewnętrznego, do strojów, 
ozdób, biżuterii, do ubierania się według reguł, jakie dyktowała obowią-
zująca aktualnie moda. Powiadano „moda króluje”, „moda Polską rządzi” 
(Kuchowicz, 1975, s. 225).

	 Zdawał sobie z  tego świetnie sprawę Jakub Kazimierz Haur, dla-
tego w jego dziele, obok dydaktycznych utyskiwań na próżność Polaków, 
a  szczególnie Polek, znalazły się także szczegółowe wskazówki i  prak-
tyczne porady dotyczące pielęgnacji strojów, zwłaszcza tych bardzo ele-
ganckich i  drogich. Autor wiedział bowiem dobrze, że potrzeba bycia 
modnym wypływa z ludzkiej natury, a u jej podstaw, niezależnie od uwa-
runkowań chronologicznych i  geograficznych, leżą zwykle cztery przy-
czyny: „dostatek, pycha, zazdrość i amory” (Haur, 2015, s. 518).
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Strój modnej damy w zwierciadle polskiej satyry 
oświeceniowej (na wybranych przykładach)

S treszczenie         

Cudzoziemski strój oświeceniowej damy modnej, podobnie jak męski frak, 
był synonimem bezrefleksyjnego naśladownictwa obcych polskiej kulturze 
wzorów obyczajowych. Zjawisko to wielokrotnie krytykowano w ówczesnych 
tekstach publicystycznych i  literackich, w  tym również w  satyrze. Tytułowy 
problem zaprezentowany został w niniejszym artykule na przykładzie trzech 
utworów satyrycznych autorstwa Elżbiety Drużbackiej, Ignacego Krasickiego 
i  Jana Gorczyczewskiego. Ich zróżnicowana przynależność czasowa (faza 
prekursorska, dojrzała i schyłkowa epoki polskiego oświecenia) pokazuje, iż 
manifestująca się w  stroju modnych dam fascynacja kulturą znad Sekwany 
była zjawiskiem eksponowanym w literaturze już od schyłku czasów saskich 
aż po epokę postanisławowską. Co przy tym znamienne i co poświadcza lek-
tura wskazanych utworów, damy z elit – w ubiorach, zachowaniu, zaintereso-
waniach – chciały również naśladować szlachcianki i tak nowa kultura rozpo-
wszechniona w Warszawie przenikała za ich sprawą na prowincję. W ocenie 
wielu ówczesnych intelektualistów, w  tym także literatów, nowa moda była 
zjawiskiem groźnym, szkodliwym społecznie, któremu należało przeciw-
działać. Lubowanie się w zbytkach, egoizm, próżność, lenistwo, głupota, bez-
refleksyjność, czasem lekkomyślność i  brak doświadczenia, a  częściej wyra-
chowanie i  nadmierne ambicje to katalog wad najczęściej przypisywanych 
modnym damom. Badawczy ogląd wymienionych tekstów potwierdza fakt, 
że oświeceniowa satyra w znaczącym stopniu przyczyniła się do utrwalenia 
stereotypowego wizerunku modnej damy, przywiązującej nadmierną wagę 
do swojego strojnego wyglądu. Spod satyrycznego pióra autorów wyłania się 
również każdorazowo krytyczna refleksja, iż ta snobistyczna, bezkrytyczna 
pogoń za francuszczyzną odbywała się bez oglądania się na konsekwencje nie 
tylko finansowe, ale i kulturowe.

S Ł O WA  K LU C Z E : 	 strój, dama modna, literatura polska, satyra, oświecenie 
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A B S T RAC T

The Outfit of a Fashionable Lady in the Mirror of Polish Enlightenment 
Satire (on Selected Examples)

The foreign outfit of a fashionable Enlightenment lady, just like a man’s tail-
coat, was synonymous with thoughtless imitation of moral patterns foreign to 
Polish culture. This phenomenon was often criticized in journalistic and liter-
ary texts of the time, including satires. In this article, the title problem is pre-
sented through the example of three satirical works by Elżbieta Drużbacka, 
Ignacy Krasicki, and Jan Gorczyczewski. Their different time periods (the 
prelude, the mature and decline of the Polish Enlightenment) show that the 
fascination with the culture of the Seine, manifested in the dress of fashionable 
ladies, was reflected in literature from the end of the Saxon period to the post-
Stanislaus era. It is important to not that, as can be seen from the above-men-
tioned works, the elite ladies also wanted to imitate artistocrats in their dress, 
behavior and interests, and it was thanks to them that the new culture spread 
from Warsaw to the provinces. In the opinion of many intellectuals of the time, 
including writers, the new fashion was a dangerous and socially harmful phe-
nomenon that should be counteracted. Indulgence in luxury, egoism, vanity, 
laziness, stupidity, thoughtlessness, sometimes recklessness and lack of expe-
rience, and more often calculation and excessive ambition is the catalogue of 
faults most often attributed to fashionable ladies. A scholarly review of these 
texts confirms that Enlightenment satire was instrumental in perpetuating the 
stereotypical image of the fashionable lady who places excessive importance on 
her elegant appearance. From the satirical pen of the authors, a critical reflec-
tion always emerges that this snobbish, uncritical pursuit of the French took 
place without regard to the consequences, not only financial but also cultural.

K E Y W O R D S :  	outfit, fashionable lady, Polish literature, satire, Enlightenment

Kobietę polską niechybnie do literatury wprowadziły stroje.
Jeszcze o jej zalety serca i duszy nikt nie pytał, jeszcze
umysłowych wartości nikt nie badał, a już na piękne szatki,
adamaszki i brokaty padło oko mężczyzn piszących.
I to oko zawistne, nie przepuszczające niczego,
które dojrzeć umiało białogłowską rozrzutność,
pochop do cudzoziemszczyzny, chęć podobania się,
a nawet najtajniejsze arkana gotowalni… (Lam, 1925, s. 3)

Pozycja społeczna i ambicje emancypacyjne kobiet zależne były w głównej 
mierze od obowiązującego na przestrzeni poszczególnych stuleci modelu 
organizacji życia rodzinnego. Jak poświadczają liczne badania źródłowe, 
pierwsze przejawy dążeń emancypacyjnych kobiet można zaobserwować 
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już w starożytnym Rzymie 1. Reprezentantki płci pięknej do zwiększenia 
swoich prerogatyw sukcesywnie dążyły też w czasach nowożytnych. Wraz 
z biegiem stuleci zmieniały się przy tym ich miejsce i rola w życiu rodzin-
nym, społecznym, obyczajowym. O ile jeszcze w XVI wieku Kochanow-
ski w  Pieśni świętojańskiej o  sobótce kreuje ideał kobiety jako skrzętnej 
gospodyni, co oczywiście wiązało się z preferowanym modelem życia zie-
miańskiego, o tyle już wiek XVIII przynosi w tym względzie duże zmiany. 
Ich znamiennym przejawem było uaktywnienie się należących do wyż-
szych sfer kobiet, które zaczęły odgrywać nowe role, to znaczy wpływać 
na kształtowanie życia towarzyskiego, a nawet (zakulisowo) politycznego. 
Doskonałym przykładem może tu być księżna Izabella z  Flemmingów 
Czartoryska (zob. Wasylewski, 2011, s. 11–29). 
	 Coraz silniejsza pozycja społeczna wyraźnie manifestowała się także 
w  stroju arystokratycznych elegantek, które inspiracji szukały w  tym 
względzie głównie we Francji. W pierwszej połowie stulecia obserwujemy 
jeszcze współistnienie tendencji sarmackich (uwidaczniających się rów-
nież w  tradycyjnym ubiorze) z  pierwszymi oznakami nowych zjawisk, 
czerpiących wzory przede wszystkim znad Sekwany, natomiast w drugiej 
jego połowie recepcja francuskiej kultury była już dominująca. Ulice pol-
skich miast zapełniły się wykwintnymi toaletami modnych kobiet i męż-
czyzn (zob. Możdżyńska-Nawotka, 2002; Orlińska-Mianowska, 2005).
	 W związku z powyższym już u schyłku czasów saskich także i na kar-
tach utworów literackich pojawiają się „damy modne”, w których gardero-
bach nie może zabraknąć eleganckich strojów dyktowanych najnowszymi 
paryskimi trendami. Kobiecie z towarzystwa wypadało mieć kolekcję naj-
modniejszych sukien, spódnic, żakietów, gorsetów, pantofelków, peniua-
rów, futer oraz kosztownej biżuterii i innych akcesoriów: muszek, peruk, 
kapeluszy, rękawiczek czy wachlarzy. Dla wyobrażenia sobie faktycznego 
stanu zasobów garderoby polskich elegantek z arystokratycznych kręgów 
drugiej połowy XVIII wieku, pomocne będzie sięgnięcie do zachowanych 
w rękopisach inwentarzów ich wypraw ślubnych 2 lub specyfikacji posia
danych strojów, akcesoriów i przedmiotów codziennego użytku 3. Dodajmy, 

1	 Kwestie te interesująco prezentują m.in.: T. Mikocki (1997), E. Ejankowska (2007, s. 137–155), 
P. Berdowski (2014, s. 147–163).

2	 Zob. np. Spis wyprawy Anny z Rzewuskich Humieckiej z 1745 r. (1973). W: M. Gębarowicz 
(oprac.), Materiały źródłowe do dziejów kultury i sztuki XVI–XVIII w. Wrocław: Wydawnictwo 
Zakładu Narodowego im. Ossolińskich, s. 226-228.

3	 Zob. np. E.  Danowska (2007). O  życiu i  rzeczach Honoraty ze Stempkowskich 1 v. Lubo-
mirskiej, 2 v. Załuskiej, 3 v. Igelströmowej. Rocznik Biblioteki PAU i PAN w Krakowie, R. LII, 
s. 133–170. W załączonej w formie materiału źródłowego Księdze zawierającej specyfikację garde-
roby i przedmiotów codziennego użytku należących do Honoraty ze Stempkowskich… znajduje się 
imponujący rejestr blondyn (klockowych koronek), robronów (rokokowych sukien noszonych 
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że modne damy przekonane, że o prestiżu społecznym w znacznej mierze 
decydował wygląd, za wszelką cenę starały się nadążyć za najnowszymi 
pomysłami krawieckiego rzemiosła. Ta snobistyczna, bezkrytyczna pogoń 
za francuszczyzną odbywała się bez oglądania się na konsekwencje nie 
tylko finansowe, ale i kulturowe.
	 Polskim centrum mody w  drugiej połowie XVIII wieku była oczy-
wiście bogata i  wytworna Warszawa, ale szlachcianki chciały również 
w ubiorach, zachowaniu i zainteresowaniach naśladować damy z elit i tak 
nowa kultura rozpowszechniona w  stolicy przenikała za ich sprawą na 
prowincję. Jak zauważył podróżujący w owym czasie po Polsce francuski 
pisarz Hubert Vautrin:

Kobiet w stroju cudzoziemskim jest znacznie więcej niż mężczyzn i tak 
samo jak Francuzki, są one niewolnicami mody. Zaledwie powstaje nowy 
strój, rodzi się najdrobniejsza zmiana w  przybraniu toalety, musi ona 
natychmiast trafić z krawieckim manekinem do Warszawy, a stąd na pro-
wincję (Vautrin, 1963, s. 778).

	 „Francuskie fanaberie” kobiet (zob. Stasiewicz, 2014, s.  38–39) i  ich 
bezrefleksyjne podążanie za modą dyktowaną przez Paryż doczekały się 
negatywnego odmalowania między innymi w  oświeceniowej satyrze 4. 
Trzy spośród nich, autorstwa Elżbiety Drużbackiej, Ignacego Krasickiego 
i  Jana Gorczyczewskiego, poddano poniżej bliższemu badawczemu 
oglądowi.

na rogówce), lewitek (sukien kobiecych kroju płaszczowego), szlafroków, polonesów (lżejszych 
sukien), kabatów (krótkich kaftanów lub serdaków), dezabilów (lekkich sukien domowych), 
czerkasionów (okryć wykonanych z czerkasu, czyli tkaniny wełnianej), mundurków, spódnic, 
amazonek, surdutów, fraczków, kamizelek, fartuchów, salopek, turkiezów (sukni), gorsetów, 
kornetów, kapeluszy, szarafanów (luźnych sukni kobiecych o podwyższonym stanie), negliżów, 
rogówek (obręczy stosowanych do poszerzania sukien) i poszów (tureckich tkanin), kurtek, 
szub, salop zimowych, futer, kwefów, koronek, girland, bukietów i kwiatów, wstęg i wstążek, 
chustek gazowych, „różnych rzeczy na głowę”, aksamitek, koszul, negliżów, pończoch, akceso-
riów do garnirowania (tj. ozdabiania). (Danowska, 2007, s. 141–167).

4	 Krytyka zbytkownych strojów damskich pojawia się już w literaturze polskiej znacznie wcześ-
niej. Zob. np.: M. Bielski, Sejm niewieści (1586); P. Ciekliński, Trinummus (1597); P. Zbylitow-
ski, Przygana wybitnym strojom białogłowskim (1600); J. Łącznowski, Nowe zwierciadło modzie 
dzisiejszej stroju akomodowane damom polskim (1682); Anonim, Wiersz o fortelach i obyczajach 
białogłowskich (ok. 1684).
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I. „Mnie by zapłakać, gdy nie znam co roby” – Skarga 
kilku dam… Elżbiety Drużbackiej

„Białogłowska rozrzutność i  pochop do cudzoziemszczyzny” były kry-
tykowane w  literaturze  – wbrew sugestiom Stanisława Lama (1925, 
s. 3) – nie tylko przez autorów-mężczyzn. Zdarzały się bowiem również 
i  kobiety, które z  satyrycznym zacięciem potrafiły wytykać wady swojej 
płci. Przykładem jest Elżbieta Drużbacka poddająca osądowi w Skardze 
kilku dam w spólnej kompanii będących, dla jakich racji z mężami swojemu 
żyć nie chcą nie tylko pochopne podejmowanie przez kobiety decyzje o roz-
wodach, ale i ich fanatyczne wręcz zauroczenie zbytkami, w tym zwłasz-
cza modnymi strojami. Jak zauważa Krystyna Stasiewicz, „poetka przy-
jęła postawę właściwą satyrykom czasów saskich  – «zobaczcie, jacy oni 
są». Dawało to autorce możliwość zarówno prezentowania bohaterek, jak 
i ich napiętnowania” (Stasiewicz, 2014, s. 39). W pierwszej części satyry 
Drużbacka sytuuje się w roli bezstronnej obserwatorki, która – „szepta-
jąc pacierze” w  czasie porannego spaceru po ogrodzie  – przypadkowo 
podsłuchuje okraszone łzami, rozpaczliwe wyznania pięciu „nieszczęśli-
wych” kobiet. Ten fragment utworu dostarcza wielu interesujących szcze-
gółów dotyczących strojów i modnych dodatków, o których marzą aspiru-
jące elegantki z prowincji. Skarżą się one przy tym na mężów domatorów, 
skąpców i prostaków nieznających mody i zupełnie nierozumiejących ich 
życiowych potrzeb. 
	 Pierwsza z kobiet narzeka na brak kawy, wyjazdów do miasta i wiejską 
nudę, na co druga ripostuje: 

(…) ach! miła sąsiadko
Więcej ja cierpię z moim skąpcem męki,
(…)
Muszek, wstąg, szpilek z marsem kiedy kupi,
Jak z nim żyć, kiedy i skąpy, i głupi 
			   (Drużbacka, 2003, s. 92).

	 Wymuszone na mężu zakupy modnych i drogich dodatków do stroju 
(wstęgi, szpilki) świadczyły o znajomości najnowszych trendów. Należy 
podkreślić, że w XVIII wieku damy modne do akcesoriów dopełniających 
wykwintne toalety (kapeluszy, czepków, pończoch, rękawiczek, szpilek, 
wstążek, koronek i  różnorakich wyrobów pasamonicznych) przywiązy-
wały dużą wagę. Podobnie rzecz miała się z najświeższymi nowinkami 
w  zakresie podkreślania urody twarzy. Tu szczególnie pożądane były  – 
wymienione przez drugą ze skarżących się kobiet – muszki. Twarz osiem-
nastowiecznej elegantki, jak pisze Andrzej Banach (1960, s. 150): 
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była zawsze zgrabnie namalowanym obrazkiem w tonacji różowej: Pom-
padour. Dla kontrastu z nią srebrna peruka i muszki. Były to małe znaczki 
z  czarnej lub barwnej tafty, naklejane na  twarzy jako miłosny układ 
sygnalizacyjny.

	 Problemy z mężami swoich przedmówczyń za zupełnie błahe poczy-
tuje trzecia z zabierających głos kobiet: 

(…) fraszka to, godna śmiechu sprawa;
Mnie by zapłakać, gdy nie znam co roby, 
(…)
O blondynowych nie chce garniturach
Wiedzieć, żebym je mieć mogła na modę.
Otóż z tych racji z gapiem się rozwiodę 
				    (Drużbacka, 2003, s. 93).

W sferze modowych potrzeb i  aspiracji narzeka ona na skąpstwo męża 
w  zakupie najmodniejszych sukien i  garniturów obszytych lamówkami 
z  cienkiej, jedwabnej koronki zwanej blondyną lub blondą. Elegantki, 
jak wiadomo, zmieniały ubiór zależnie od pory dnia i okoliczności. Innej 
toalety wymagały godziny dopołudniowe, innej pora obiadowa, a  jesz-
cze innej – wyjście do teatru czy na bal. W drugiej połowie tego stulecia 
przyszła moda na robrony (fr. robe ronde – okrągła suknia), czyli suknie 
z  jedwabnych ciężkich tkanin noszone na okrągłej rogówce, zakładane 
przez majętne damy na bale. To właśnie nad ich brakiem w swojej garde-
robie rozpacza prowincjonalna „żona modna” i z faktu tego czyni wystar-
czający powód do rozwodu ze skąpym mężem.
	 Na chorobliwą wręcz oszczędność współmałżonka i zupełne niezro-
zumienie kobiecych potrzeb w zakresie modowych nowinek narzeka rów-
nież kolejna z „nieszczęśliwych” żon:

Mój Borys nie chciał sprawić mi bekieszę 
Takiej jak teraz modny wiek zażywa,
Aksamit ponso podszyty marmurkiem
Po szwach z masyfu bramowano sznurkiem.
Sukna mi kupił miasto aksamitu,
Szlamy wytarte z lamusu sprowadził,
(…)
Zważcież, jeżeli nie mam się czem smucić,
Z tak słusznych przyczyn prostaka porzucić 
					      (Drużbacka, 2003, s. 93).

Wśród niedostatków swojej szafy wymienia bekieszę (rodzaj długiego 
płaszcza) z najmodniejszego podówczas materiału – pąsowego aksamitu, 



Jolanta Kowal – Strój modnej damy w zwierciadle polskiej satyry oświeceniowej

125

podszytą marmurkowym futrem, szamerowaną i  zapinaną na pętlice 
z ozdobnego sznura. Zwróćmy przy tym uwagę na szczegółową wiedzę 
tejże szlachcianki z prowincji na temat najświeższych modowych tenden-
cji. Niestety, oszczędny i  nieczuły na jej wyrafinowane pragnienia mąż 
zamiast wymarzonego aksamitu nabył jej zwykłe sukno, zaś ze swoich 
lamusowych zapasów w miejsce luksusowego marmurkowego futra zapro-
ponował pośledniejszego gatunku futro szlamowe, pozyskiwane z boków 
lisa lub rysia. W przekonaniu rozgoryczonej i zawiedzionej w swych gar-
derobianych potrzebach żony był to najsłuszniejszy powód do porzucenia 
męża-prostaka.
	 Ostatnia ze skarżących się dam nie potrafi natomiast wybaczyć mężowi 
zniszczenia jej delikatnego, wykonanego z maestrią wachlarza:

(…) jam się w wachlarzyku
Pięknym kochała, gdzie minijatura
Postać Kupida niby w ołtarzyku
Wstawiła, co mu dać mogła natura,
Wszystko wyraźne w tak subtelnej sztuce
Było, a resztę dla żalu ukrócę.
Mój satyr wziąwszy wachlarz w grube ręce,
Jak jął wachlować niby kowal miechem,
Nie uważając na członki chłopięce,
Rozumiał, że to za pachołkiem Wojciechem,
Za pasy chodzi, złamał kość słoniową;
Rura za rurę osądził wołową.
  (Drużbacka, 2003, s. 93–94).

	 Wachlarz był, jak wiadomo, wytwornym atrybutem dopełniającym 
stroju każdej elegantki (na balu, w  teatrze czy kościele). Stanowił nie 
tylko modny dodatek, który świadczył o statusie społecznym, ale był rów-
nież pomocny w kontaktach towarzyskich. Uchodził za symbol kokieterii, 
gdyż to właśnie w XVIII wieku obserwujemy rozkwit „sekretnego języka 
wachlarza”, którym ówczesne kobiety z wyższych sfer mogły kokietować 
i uwodzić mężczyzn. Janusz Ryba podkreśla, że 

Éventails stały się (…) tak powszechne jak fiszbiny, w które zaopatrzona 
była każda oświeceniowa suknia, czy jak jedwabie, z których ówczesne 
elegantki szyły swoją garderobę (zob. Ryba, 2015, s. 23).

Najmodniejsze, najkosztowniejsze i najbardziej pożądane były te ze ste-
lażami wykonanymi z kości słoniowej, na co z kolei zwraca uwagę Jędrzej 
Kitowicz (1985, s. 265):
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Wachlarz najmodniejszy był i  najdroższy, który miał żebra z  słoniowej 
kości kitajką, malowaniem chińskim ozdobioną, powleczone. Podlejsze 
wachlarze były z drewna i z papieru z malowidłem, czyli drukiem albo 
wybijaniem różnych figur i kwiatów.

Za zniszczenie takiego właśnie drogocennego precjozum zrozpaczona 
małżonka postanowiła ukarać grubiańskiego męża porzuceniem jego 
i  dzieci, musiał wszak  – w  jej mniemaniu  – pojąć „w jakiej cenie są 
galanteryje”:

Ja pełna będąc cholery i żalu, 
Odjeżdżam z domu porzuciwszy dzieci,
Na pożegnaniu powiem mu: brutalu,
Już z tobą żyję rok dziesiąty trzeci,
Dłużej nie myślę, intencji nie kryję,
Wiedz, w jakiej cenie są galanteryje.
			   (Drużbacka, 2003, s. 94).

	 Ocena prowincjonalnych „żon modnych”, jaką poetka pozostawia czy-
telnikowi w pierwszej części swej satyry, wydaje się oczywista. Kobiety te 
aspirujące do światowego życia  – którego synonimem była w  ich prze-
konaniu m.in. wypełniona najmodniejszymi strojami garderoba – pozba-
wione były racjonalnego myślenia. Za wszelką cenę starały się zaspo-
koić swoje próżne potrzeby, nie zważając na skromne na ogół możliwości 
finansowe swoich mężów szlachciców. Zawiedzione w swych nowomod-
nych oczekiwaniach, z byle powodu gotowe były do podjęcia pochopnych 
decyzji o rozwodzie.
	 W drugiej części utworu już sama obserwatorka (porte-parole autorki) 
staje się moralistką, która sarkastycznie komentuje skargi niezadowolo-
nych z życia mężatek. Drużbacka krytykuje modne rozwody, manifestu-
jąc przy tym własną postawę religijno-moralną:

Zatulam uszy, a zaciskam zęby,
Uchodzę od tych pięciu dam rozwiodłych,
Aby mi słowo nie wypadło z gęby
Powiedzieć prawdę, że nie masz racyi
Ni do rozwodu, ni separacyi.
Milczałam dotąd chcąc sekret zachować
Dla wstydu, żem też i ja białogłową
			    (Drużbacka, 2003, s. 94)

Poetka, która jasno deklaruje się jako katoliczka, z  satyryczną pasją 
wytyka kobietom ich niestałość, lekkomyślne podejście do sakramentu 
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małżeństwa oraz skłonność do pochopnych rozwodów 5. Z  oburzeniem 
pisze, iż „Jest to żart z Bogiem, z świętemi igraszka” (Drużbacka, 2003, 
s. 95), odwołując się przy tym do patriotycznych emocji i godności narodo-
wej Polaków: „(…) polskiemu narodu/ Krzywdę czynicie, z siebie śmie-
chy, żarty,/ Honor wasz płacze, że goły, wytarty” (Drużbacka, 2003, s. 95). 
Zważywszy na późnobarokowy charakter omawianej satyry, Drużbackiej 
jest tutaj wyraźnie zdecydowanie bliżej do tradycyjnego wzorca kobiety 
(tj. wiernej żony, zatroskanej o  swoje potomstwo matki oraz skromnej 
i skrzętnej gospodyni) aniżeli nowoczesnej, aspirującej do towarzyskiego 
życia damy modnej, dla której priorytetem jest nade wszystko posiada-
nie – zgodnych z najnowszymi trendami – wytwornych toalet.

II. „…wszystko po francusku…” – Żona modna 
Ignacego Krasickiego

Portret modnej damy najwszechstronniej zaprezentowany został w jednej 
z najbardziej znanych satyr Ignacego Krasickiego pt. Żona modna. Kry-
styna Stasiewicz, porównując ją ze Skargą kilku dam…, zauważa, iż

podobny jest temat obydwu utworów, a  różni je między innymi kreacja 
narratorów. W utworze Elżbiety Drużbackiej żony opowiadają o mężach, 
natomiast w  wierszu Księcia Biskupa Warmińskiego mąż narrator jest 
już ofiarą niezdrowych i wygórowanych aspiracji żony (Stasiewicz, 2014, 
s. 40).

Ta wychowana w mieście szlachcianka jest na wskroś przesiąknięta fran-
cuską modą (sam pan Piotr nazywa ją „modną Filis”) i stylem życia cha-
rakterystycznym dla towarzyskich elit. Wyjeżdżając po ślubie do wiejskiej 
posiadłości męża, zabiera z sobą mnóstwo przedmiotów, którymi zazwy-
czaj otaczała się w mieście, a które współtworzyły jej nowomodny – inspi-
rowany francuskimi wzorami – wizerunek: 

Siada jejmość, a przy niej suczka faworyta.
Kładą skrzynki, skrzyneczki, woreczki i paczki,
Te od wódek pachnących, tamte od tabaczki,
Niosą pudło kornetów, jakiś kosz na fanty;

5	 Natężające się w czasach Drużbackiej zjawisko pochopnych rozwodów, jako jedno z oznak 
zachodzących podówczas zmian obyczajowych, poetka aluzyjnie zaprezentowała także na 
przykładzie starotestamentowej historii Dawida i Betsaby w Opisaniu życia św. Dawida (zob. 
Wichary, 1992, s. 121).
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W jednej klatce kanarek, co śpiewa kuranty,
W drugiej sroka, dla ptaków jedzenie w garnuszku,
Dalej kotka z kocięty i mysz na łańcuszku
					        (Krasicki, 1988, s. 59).

	 Wprawdzie z przytoczonego fragmentu o elementach samej garderoby 
„modnej Filis” dowiadujemy się niewiele, ale czytelnik z łatwością może 
ją sobie wyobrazić ubraną według najnowszych francuskich nowinek, oto-
czoną tymi wszystkimi zbytkownymi przedmiotami oraz żywymi zabaw-
kami (jest bowiem posiadaczką kanarka, sroki, kotki z kociętami, a nawet 
myszy na łańcuszku). Elementem sygnalizującym w domyśle bogactwo jej 
strojów jest tutaj jedynie pudło kornetów. Przypomnijmy, że były to wyso-
kie ozdobne czepce, których – jak ironicznie stwierdził Jędrzej Kitowicz:

kształtu opisać trudno, ponieważ ten odmieniał się niemal co miesiąc. 
Zawisł zaś na rozmaitym składaniu, fałdowaniu, strzępieniu, wykrawa-
niu, bryzowaniu muślinu, rąbku, koronek i  wstążek (Kitowicz, 1985, 
s. 262).

	 Na francuską modłę świeżo upieczona, przekonana o  swej nowo-
czesności małżonka bardzo szybko odmieniła też wystrój dworu i  jego 
najbliższego otoczenia, rezygnując przy tym z dotychczasowych, typowo 
szlacheckich rozwiązań. W jadalni zlikwidowała np. belkowaną powałę, 
której miejsce, wzorem znad Sekwany, zajął malowany sufit, przedstawia-
jący boginię miłości – Wenerę. Sypialnia z kolei została przerobiona na 
złoconą alkowę. Nie zabrakło przy tym – co również jest zawoalowanym 
sygnałem posiadania przez żonę wykwintnej garderoby  – gabinetu „od 
stroju” ozdobionego stiukami, złoconego buduaru:

Gipsem wymarmurzony gabinet od stroju.
(…) 
Z półek szafy mahoni, w nich książek bez liku,
A wszystko po francusku; globus na stoliku,
Buduar szklni się złotem, pełno porcelany,
Stoliki marmurowe, zwierciadlane ściany
				     (Krasicki, 1988, s. 64–65).

	 Dodajmy, że osiemnastowieczne damy modne marzyły o  takowych 
wytwornie i jednocześnie przytulnie urządzonych pokoikach. To niewiel-
kich rozmiarów pomieszczenie, znajdujące się zazwyczaj pomiędzy salo-
nem a sypialnią, było nieodzownym elementem apartamentów urządzo-
nych w stylu rokokowym. Na gustowne umeblowanie buduaru składały 
się zwykle fotele, krzesła, sofy, stoliki, biureczka, niekiedy łoże, a  także 
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obrazy – najczęściej o charakterze sentymentalno-erotycznym. Kobietom 
buduary służyły jako garderoba, miejsce robienia makijażu bądź układa-
nia fryzury. Tutaj też osiemnastowieczne elegantki w  porannym stroju 
zwanym deshabille przyjmowały zaufane, bliskie osoby. Buduar trakto-
wano też niejednokrotnie jako dyskretne i  wygodne miejsce schadzek 
kochanków.
	 Żona modna z satyry Krasickiego, podobnie jak przywołane wcześniej 
bohaterki utworu Drużbackiej, w pogoni za nowomodnym życiem zupeł-
nie nie liczy się ze zdaniem swojego „zacofanego” męża. Przy pierwszym 
napotkanym sprzeciwie z  jego strony również skłonna byłaby do podję-
cia natychmiastowej decyzji o  rozwodzie. Jej mistrzowska kreacja pióra 
Księcia Biskupa Warmińskiego otwiera całą oświeceniową, literacką gale-
rię sfrancuziałych dam modnych, dla których cudzoziemski strój stanowił 
wyznacznik nowoczesności i społecznego prestiżu, do którego osiągnięcia 
tak bezwzględnie dążyły.

III. „Damy sami powinni ubierać artyści” – 
Gotowalnia sentymentalna Jana Gorczyczewskiego

Charakteryzując wizerunek damy modnej w literaturze polskiego oświe-
cenia, w  tym szczególnie jej zamiłowanie do cudzoziemskich strojów, 
należy wyjść także poza dobę stanisławowską, ponieważ postaci takie spo-
tykamy również w literaturze porozbiorowej. Proponujemy przywołanie 
satyry Jana Gorczyczewskiego pt. Gotowalnia sentymentalna, opubliko-
wanej po raz pierwszy na łamach „Nowego Pamiętnika Warszawskiego” 
z 1804 roku. Narratorem jest w niej adorator warszawskiej kokietki Klo-
ryndy, który przyszedłszy do niej w odwiedziny, chciał wyjść w momencie, 
gdy z przedpokoju dobiegł go głos, „że czeka gotowalnia; że już czas do 
stroju,/ Że już przyszli artyści z kupcem świeżej mody” (Gorczyczewski, 
1804, s. 241), ale zatrzymany został przez nią w tejże gotowalni dla podzi-
wiania stroju „przygotowywanego przez artystów”, w którym zamierzała 
kwestować 6. O  poziomie intelektualnym i  próżności tej bohaterki naj-
lepiej świadczą jej wypowiedzi. Oto początkowy fragment jej rozmowy 
z adoratorem (którego posiada nota bene za zgodą męża), w trakcie któ-
rej objaśnia mu, na czym polega istota „stroju sentymentalnego” (ma on 

6	 Dodajmy, że takie kwesty były bardzo podówczas „modne” i panie z wyższych sfer chętnie się 
w nie angażowały. Była to bowiem okazja do zaprezentowania swoich wykwintnych strojów 
i modnych toalet. Zdobycie środków materialnych np. dla sierot wydawało się przy tym sprawą 
drugorzędną.
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być odzwierciedleniem sentymentów czyli aktualnych uczuć jej kobiecego 
serca) i dlaczego tylko artysta-mężczyzna powinien go tworzyć:

Proszę siedzieć. Mam – rzecze – w tym interes walny,
Byś mógł mój admirować strój sentymentalny.
– „Sentymentalny!” – Tak jest, każda część ubioru,
Co do kształtu, upięcia, kroju i koloru,
Za prawidłem w najświeższej modzie dziś przyjętym,
Powinna tchnąć i razić pewnym sentymentem.
– „Jakże się mieścić mogą uczucia w odzieży?
– Tych utwór, na biegłości artystów zależy.
– Czyż już garderobiana ubrać nie jest w stanie? 
– A pfe! parafijanki i parafijanie
Tylko tak sądzić mogą. Bez nauk dziewczęta,
Sąż zdolne natchnąć w ubiór różne sentymenta? 
(…)
Dar ten udziałem mężczyzn. 
(…)
Prawda, że na to mruczą niektórzy mężowie;
Lecz nietrudno im gębę zatkać w jednym słowie
I niezbitymi mruków przekonać dowody, 
Że sam artysta zdolen ubrać podług mody
			    (Gorczyczewski, 1804, s. 241).

Klorynda, przekonując swego rozmówcę, że „strój, nie jest fraszką dla 
dam w znaczenia humorze” (Gorczyczewski, 1804, s. 242), objaśnia mu 
jednocześnie, iż do przygotowania modnej, sentymentalnej toalety nie-
zbędni są „szewc, krawiec, upinacze, antykwariusze” (Gorczyczewski, 
1804, s. 242). Na jego podyktowane zdziwieniem pytanie, w jakim celu do 
skomponowania stroju potrzebny jest antykwariusz, modna dama odpo-
wiada, iż jest on wręcz niezbędny przy opracowywaniu projektów sukien 
w stylu danej epoki historycznej („(…) bo w modach teraz zwyczaj taki:/ 
Nosić strój Memfis, Troi, Rzymu lub Itaki” – Gorczyczewski, 1804, s. 242):

Tu się zrobi tunika z cienkiego Perkana,
Tu, z gazy, bez rękawów, chlamis pod kolana;
Tu potrzeba pretexty; tu peplum; tu palli.
Sfinks ma być przy przepasce na klamrze ze stali;
Ta stola z listwą złotą; ta roba z powłokiem;
Ten szal przejrzysty, aby nic nie krył przed okiem.
Ta Spartanka, ku bokom po biodrach rozwarta,
Tu pierś w części zakryta; tu cała otwarta.
Tu trzewik, a tu łystcian uplecion w tasiemki;
Tu w tym kształcie sandałki; tu takie ciżemki…
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Zgoła, co, jak, gdzie, kiedy, w stroju ma się mieścić,
Antykwariusz winien artystom obwieścić 
			   (Gorczyczewski, 1804, s. 243).

	 Z kolei na wątpliwość rozmówcy, na cóż polskim kobietom takie histo-
ryczne stroje uszyte z materiałów nieodpowiednich dla naszych warun-
ków klimatycznych (suknie stylizowane na rzymskie tuniki były prze-
wiewne i lekkie), pada z ust Kloryndy absurdalne, dobitnie obnażające jej 
głupotę, tłumaczenie: „Z żon w tym stroju, zrodzą się odważne Achille,/ 
Mądre Sokraty, bitne Hektory, Kamille” – Gorczyczewski, s. 243). Oka-
zuje się, że ta ośmieszona przez Gorczyczewskiego fascynacja strojami 
antycznymi, miała – jak poświadczają materiały źródłowe – odniesienie 
do autentycznego ówczesnego zwyczaju. Rzecz  – na co zwrócił uwagę 
Józef Tomasz Pokrzywniak – dotyczy

mody wywołanej głośnym we Francji i bardzo popularnym także w Pol-
sce czterotomowym albumem [Michela Bardona 7 – przyp. J.K.], zawie-
rającym opisy i  ryciny kostiumów ludów starożytnych  – Greków, Rzy-
mian, Izraelitów, Hebrajczyków, Egipcjan, Persów itd. (…) Bardon dawał 
też inspirację do kojarzenia mody antycznej z sentymentalnym wyraża-
niem uczuć. Zarówno ryciny, przedstawiające bardzo często słynne rzeźby 
o dużej ekspresji, jak i komentarze do nich, wyraźnie akcentowały to, co 
strój i wygląd wyrażały. Rozpacz Niobe rysowała się nie tylko w gestach 
i wyrazie twarzy; także w ubiorze (Pokrzywniak, 1981, s. 65).

	 Fakt, że ta właśnie „moda ubierania się á  l’antique wywołała słynną 
satyrę Gotowalnia sentymentalna (…) napisaną przez księdza Jana Gor-
czyczewskiego”, dostrzegł już Juliusz Wiktor Gomulicki w komentarzu 
do  Estetyki miasta stołecznego Warszawy Antoniego Magiera (Wrocław, 
1963, s. 368). Pisząc o Warszawie, Magier zauważył, że

Damy odmieniały (…) gust w swym stroju, zarzuciły fryzury, polubiw-
szy sobie ubiór owych dawnych Rzymianek (…). Dzieło francuskie Bar-
dona, obyczaje domowe, ubiory, naczynia, sprzęty Rzymian opisujące, 
z  rąk do rąk przechodziło, każda z dam tchnąca wytwornością, z przy-
łączonych w  tym dziele rycin korzystając, starała się wiernie zachować 
rysunek ubioru głowy w  warkocze, węzły, kędziory, z  czystych włosów 
trefione. Podobało się wszystko, co było á l’antique (Magier, 1963, s. 152). 

	 Ta detaliczna wręcz znajomość warszawskich elegantek dzieła Bar-
dona tłumaczy świetne zorientowanie bohaterki satyry Gorczyczewskiego 
w owej historycznej kostiumologii. Po raz kolejny, z fanatycznym wręcz 

7	 Zob. Bardon, 1784.
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uporem, przekonuje ona swego adoratora, z  jakich to przyczyn „damy 
sami powinni ubierać artyści”:

Tum powinna być lekko, tu wydać swą kibić;
Tam trzeba iść przejrzysto; a mojej Urszuli
Możeby do łba przyszło wysłać mnie w koszuli.
(…)
Z tych więc i innych przyczyn, wbrew mężów zawiści,
Damy sami powinni ubierać artyści.
Posiłkiem z różnych nauk wsparte ich talenta,
Potrafią złączyć w stroju gust i sentymenta. 
					      (Gorczyczewski, s. 244).

Zwróćmy uwagę, że strój traktowany jest tutaj jako swoisty język, wizu-
alny nośnik znaczeń umożliwiający komunikację pozawerbalną. Jak pisze 
Agata Roćko, 

z rozlicznych funkcji związanych ze strojem najważniejsza wydaje się 
informacyjna. Strój jest komunikatem wizualnym identyfikującym nosi-
ciela według ustalonego kodu (2015, s. 10–11).

Stąd wybierająca się na kwestę Klorynda swoim sentymentalnym ubiorem 
chce wyrazić „urojoną tkliwość” (zob. Bentkowski, 1814, s. 429) i pozo-
rowane uczucia religijne. Oceniając efekty pracy fryzjera, z  satysfakcją 
stwierdza, że „Ta głowa, cudny robi skutek!/ Sam tylko z  niej wygląda 
żal, płacz, troska, smutek” (Gorczyczewski, s. 245). Zadowolona była rów-
nież ze starań szewca: „Jakże! Krzyknie Klorynda: obuw ten jest tkliwy!/ 
Jak rzewliwe pończochy! Trzewik jak cnotliwy!” (Gorczyczewski, s. 245). 
Także i przygotowana przez krawca suknia miała zdradzać pozorowany 
stan uczuć kokietki wystylizowanej na antyczną Niobe („(…) odział panią 
krepą i atłasem./ Roba w różczki cyprysu ugarnirowana,/ Dała postać Klo-
ryndzie, że cała stroskana” – Gorczyczewski, s. 246). Usatysfakcjonowana 
efektem końcowym modnisia konstatuje:

(…) Ta roba cała we łzach tonie!
Jak żywe tkliwych wszędzie uczuciów wyrazy!
Ten ubiór zdolen zmiękczyć i najtrwalsze głazy!
Wreszcie, zatknąwszy różą w gorset półowalny”
Otóż to, rzecze, cały strój sentymentalny8

				       (Gorczyczewski, s. 246).

8	 Sam Gorczyczewski w objaśnieniach do Gotowalni sentymentalnej, które przydał do jej dru-
giego wydania w zbiorze swoich satyr, dopowiada: „Cnotę, religię, moralność, melancholię, żal, 
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	 Tak więc, jak widzimy, Klorynda jest przede wszystkim bardzo roz-
rzutna. Podobnie jak i  inne damy modne nie liczy się z  napomnie-
niami męża, nazwanego przez nią z  tej racji mrukiem i  zawistnikiem. 
Na domiar złego jest ona osobą bez serca, a  jej czułość razi sztucznoś-
cią. Okazuje się bowiem, że w czarnej sukni będzie kwestować nie – jak 
snuje przypuszczenia jej rozmówca – na biedną wdowę z  sześciorgiem 
dzieci, nie na kalekiego profesora czy pogorzelców, ale… na bawidamka – 
„szczebiotka”, który „dając fajerwerk, sparzył sobie palec” (Gorczyczew-
ski, s. 247). 
	 Prawdziwe oblicze i fałsz swoich uczuć Klorynda obnażyła w momen-
cie, gdy adorator przekazuje jej trzy talary, z intencją wsparcia pogorzel-
ców: „Oh! proszę nie żartować, dla takiej hołoty/ Co z biedą oswojona, 
dosyć będzie złoty;/ Reszta zaś dla naszego musi pójść szczebiotka” (Gor-
czyczewski, s.  247–248). Rozgoryczony taką postawą rozmówca, wyco-
fując swoją darowiznę, ze smutkiem stwierdza, że „tam czułość zga-
sła w  sercu, gdzie się kto w  nię stroi” (Gorczyczewski, s.  248). Puenta 
ta doskonale ujmuje istotę sentymentalnych przebieranek warszawskiej 
kokietki – nowomodne stroje miały po prostu „przykryć” głupotę, próż-
ność i pozorowane uczucia ich właścicielki.
	 Na zakończenie należy zauważyć, powtarzając za Teresą Kostkiewi-
czową, iż satyra ta jest jednocześnie

jednym z interesujących przykładów poetyckiej polemiki z manierą sen-
tymentalną (…). Dezaprobata autora obejmuje przede wszystkim utrwa-
lone przekonanie o  pełnej adekwatności sfery przeżyć i  sfery znaków 
zewnętrznych, mających być widomymi symptomami tych przeżyć. Gor-
czyczewski sygnalizuje w  wierszu fakt rozbieżności założonego „planu 
treści” i „planu wyrażania” w sentymentalnym stylu obyczajowym (Kost-
kiewiczowa, 1975, s. 310). 

***

W ocenie wielu oświeceniowych intelektualistów, w  tym również litera-
tów, nowa cudzoziemska moda była zjawiskiem groźnym, szkodliwym 
społecznie, zjawiskiem, któremu należy przeciwdziałać. Lubowanie się 
w  zbytkach, w  tym zwłaszcza w  modnych strojach, egoizm, próżność, 

płacz, smutek, politowanie i wszystkie najtkliwsze uczucia, wszystko to artyści w jej [tj. Klo-
ryndy – przyp. J.K.] stroju mieszczą. Wszystko to ona w nim widzi i spodziewa się wiele korzy-
stać z wrażenia tychże uczuciów w osoby na nią patrzące. Ale przy najpierwszym doświadcze-
niu zawodzi się na swoich nadziejach, nie pokazując w sercu swoim takowych sentymentów, 
z jakimi się w stroju popisuje” (Gorczyczewski, 1818, s. 200–201).
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lenistwo, głupota, bezrefleksyjność, czasem lekkomyślność i brak doświad-
czenia, a częściej wyrachowanie i nadmierne ambicje to katalog wad naj-
częściej przypisywanych modnym damom.
	 Dodajmy, że była to snobistyczna, bezkrytyczna pogoń za francuszczy-
zną 9 bez oglądania się na konsekwencje nie tylko finansowe, ale i kultu-
rowe. Dlatego też sfrancuziała dama stała się postacią negatywną, obiek-
tem krytyki nie tylko w intersującej nas tutaj w szczególności satyrze, ale 
również w publicystyce, powieści, komedii od czasów saskich aż po lata 
postanisławowskie. Wytworzył się stereotyp damy modnej, która przywią-
zywała nadmierną wagę do wyglądu, a więc strojów, fryzur i całej gamy 
nowomodnych dodatków budujących jej cudzoziemski wizerunek. Jak 
słusznie przy tym zauważa Beata Szymańska (1995, s. 26):

Dla przeciwników cudzoziemszczyzny modny strój był czymś więcej niż 
przejawem indywidualnych gustów, wrażliwości estetycznej, smaku: był 
kolorową fasadą, za którą kryła się pustka, moralna nicość i był najłatwiej-
szym do uchwycenia, najbardziej jaskrawym symptomem choroby toczą-
cej serca i umysły ludzi chorych na cudzoziemszczyznę. 
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„Kazałem więc na łeb na szyję, by mnie krawiec 
stroił” – rzecz o realnych i duchowych kreacjach 

Juliusza Słowackiego

S t r e s z c z e n i e

W  artykule  – głównie w  odniesieniu do listów powstałych na przestrzeni 
emigracyjnej twórczości Juliusza Słowackiego  – ukazane zostały zależno-
ści między garderobą poety, a  jego egzystencjalnym, duchowym i  twórczym 
progresem. Poszczególne cezury rozwoju przybliżają wizerunki poety-dan-
dysa, żywego trupa w czarnym tużurku, wojażera realizującego podróż życia 
oraz mistyka porzucającego świat „glansowanych rękawiczek”. W kontekście 
zaprezentowanego wywodu pojawia się również wątek Mickiewiczowski  – 
antynomiczny wobec prezentowanej myśli Słowackiego o stroju traktowanym 
w kategorii człowieczego „ja”.
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A B S TR ACT

“Kazałem więc na łeb na szyję, by mnie krawiec stroił” [“So I ordered hastily 
that the tailor dress me”]. On the Real and Spiritual Outfits of Juliusz 
Słowacki

The article, mainly based on letters written during Juliusz Słowacki’s exile, 
shows the relationship between the poet’s clothes and his existential, spiri
tual and creative progress. The various caesuras of his development bring out 
the images of a  dandy poet, a  living corpse in a  black trench coat, a  voya
ger realizing the journey of a  lifetime, and a  mystic abandoning the world 
of  “glanced gloves”. In the context of the presented argument, there is also 
a Mickiewiczian theme, as an antinomy to Słowacki’s thought presented on 
clothing treated in the category of the human self.
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O fakcie, że Juliusz Słowacki przywiązywał wagę do stroju, w  jakim 
wybiera się na spacer do ogrodów Tuileries lub na cmentarz Père-Lachaise, 
świadczy jego obfita korespondencja. Niewątpliwie ważny był dla poety 
aspekt estetyczny i kreacyjny garderoby, jednak – co istotne i interesujące – 
kwestię tę determinowała na przestrzeni całego jego życia ewolucja myśli, 
duchowości oraz zmierzającego ku mistycyzmowi dzieła. Zatem – wbrew 
powszechnie znanym opiniom o  powierzchownym rozumieniu przez 
poetę problemu modnego stroju, którym chciał zaimponować na arty-
stycznej scenie – należałoby się jednak doszukiwać głębszych jego źródeł. 

W takim porządku interpretacji poruszonego zagadnienia strój mógłby 
być postrzegany przez Słowackiego na sposób, jaki zaproponował Pierre 
Prigent, czyli w kategorii symbolu człowieczego „ja” (Prigent, 1979) bądź 
też  – według ujęcia Maguelonne Toussaint-Samat  – widzialnej postaci 
„tego, czym każdy z nas jest w swej istocie” (Toussaint-Samat, 2002, 10). 
W takim aspekcie ubranie mogłoby się okazać również „przejawem twór-
czości, kreacją odrębnej rzeczywistości” (Hańderek, 6). „Tak więc – pisze 
natomiast Ewa Łubieniewska, odnosząc się bezpośrednio do Juliusza Sło-
wackiego – sposób, wybór i cel noszenia «kostiumu-formy» określa bez-
sensowność lub sensowność egzystencji” (Łubieniewska, 1994, 12). Rzecz 
jest tym bardziej interesująca i złożona, iż wiąże się bezpośrednio z cia-
łem, które strój może chronić, zdobić bądź kreować. I – co znamienne – 
zarówno w korespondencji, jak i w twórczości artysty myśl o somie, prze-
jawach cielesności pojawia się w  porządku odwrotnie proporcjonalnym 
w stosunku do wymyślnych kreacji modowych aranżowanych przez poetę. 
Można by rzec w ogromnym skrócie, iż zarówno bohaterowie utworów 
Słowackiego przed przełomem mistycznym w jego twórczości, jak i sam 
poeta w korespondencji z tego okresu jedynie „miewają” ciało. Słowacki 
przedgenezyjski bowiem w  żadnej mierze nie koncentruje się na kwe-
stiach somatyczności. Sytuacja radykalnie zmienia się w latach 40. – gdy 
pisarz zaczyna „ucieleśniać” postaci swoich dramatów, natomiast w kore-
spondencji w  sposób niezwykle intensywny eksploruje wątek własnego 
ciała. Paralelnie do tego procesu następuje zwrot w  postrzeganiu istoty 
i funkcji stroju Juliusza Słowackiego, który to strój w tym momencie prze-
staje być przedmiotem uwagi, a symbolicznym znakiem tejże znamiennej 
transformacji okazuje się manifestacyjna deklaracja poety o  porzuceniu 
dawnego życia jako – co istotne dla myśli podjętej w niniejszym artykule – 
świata „glansowanych rękawiczek”.
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Rozłączenie się z koszulami

Zanim jednak po odrzuceniu glansowanych rękawiczek i modnej ówcześ-
nie laseczki z  pozłacaną główką przywdzieje Jul Słowacki symboliczny 
płaszcz proroka (Łubieniewska, 1994), będzie konsekwentnie i  gorliwie 
dbać o szczegóły swojej garderoby według salonowych zasad, o których 
czytamy w jednym z ówczesnych modowych magazynów:

Największą, a bez wątpienia i najwłaściwszą dla mężczyzny elegancyą, 
jest czysta i  starannie utrzymana bielizna. Braku jej nie zastąpi choćby 
najwykwintniejsze zewnętrzne ubranie. [Koszula – przyp. A.Ś.P.] stanowi 
fundament tak kobiecego, jak i męzkiego ubrania (Magazyn Mód. Dzien-
nik Przyjemnych Wiadomości, 9).

Niemniej przeto koszula dla Słowackiego, prócz elementarnego, prag-
matycznego i  estetycznego znaczenia, posiada również inny wymiar  – 
nieoczywisty, który wyjaśnia poeta w jednym z listów do matki:

Ach! Za wszystko, mamo droga, mam tobie wdzięczność. Dotąd wszystko 
mam od ciebie tylko, a nie od ludzi. Dotąd jeszcze w rzeczach najpotrzeb-
niejszych widzę twoją rękę – dotąd chodziłem w koszulach, które miałem 
od ciebie, i dopióro teraz, gdy się podarły, sprawiam sobie nowe za pośred-
nictwem pani Pattey, która zna się na tym. Mała to rzecz, ale wiesz, Mamo, 
że mię smuci to rozłączenie się z moimi koszulami (Korespondencja I, 235). 

Owo niechętne rozłączenie z koszulami może bowiem jednocześnie suge-
rować myśl o oddaleniu od kraju i dawnego życia, do którego wojażujący 
po świecie poeta często powraca z sentymentem. Nie inaczej jest w dal-
szej części przywołanego wyżej listu, gdy z dozą melancholijnego poczu-
cia utraty Słowacki wyznaje: „wkrótce oprócz kilku książek nic nie będę 
miał z kraju” (K, I, 235). Porzucona koszula w przywołanym kontekście 
stanowi zatem znak rozdzielenia z  tym, co było niegdyś, jak i  inicjację 
w nową rzeczywistość. Zwłaszcza że genewski okres życia poety, w jakim 
powstał powyższy list, to czas głębokiego kryzysu egzystencjalnego, który 
w  romantycznym rozumieniu melancholii mógł oznaczać (i  w  przy-
padku Słowackiego istotnie oznaczał, wiodąc ku mistycyzmowi) etap 
przejściowy, jedną z  dostępnych dróg negatywnych, która przez kryzys, 
destrukcję, zaprzeczenie, wątpienie prowadzi do odrodzenia, do prze-
obrażenia, do przemiany (Bieńczyk, 2002).
	 Oprócz wymiaru symbolicznego koszula – ta nowa, zakupiona wspólne 
z panią Pattey – stanowiła nieodzowną część garderoby bywającego w towa-
rzystwie Słowackiego, który „raz zostawszy poetą, chce ujść powszechnej 
nagany, jaka nasz ród wystawia jako opuszczony i  niedbały” (K, I, 128). 
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W  tych słowach nawiązuje Słowacki do sytuacji dotyczącej Mickiewicza, 
którego – jak pisze nie bez cienia pewnej satysfakcji – „do domu gry nie 
wpuszczono, bo go służący wzięli za lokaja i  dali odpowiedź, że ma źle 
zawiązaną chustkę” (K, I, 128). Taki wizerunek polskiego pierwszego poety 
(by rzecz ująć bezpośrednio  – w  niechlujnym stroju) musiał razić Sło-
wackiego-estetę, tego, który uczestnicząc w  jednym z  londyńskich balów, 
z  determinacją ukrywał swój popisowy kołnierz koszuli pod chustką, 
ponieważ zabrudziły go kropelki błota podczas podróży dyliżansem. Owa 
dbałość artysty o  garderobę i  wyraźne wskazywanie uchybień w  tej kwe-
stii Mickiewiczowi istotnie akcentuje stosunek młodszego artysty do stroju 
będącego w dużej mierze miarą godności romantycznego poety – czego Sło-
wacki miał głęboką świadomość. Należy w tym miejscu również podkreślić 
znamienny fakt, iż poeta, choćby w przywołanym tu okresie genewskim, 
był (jak dowiadujemy się z korespondencji) posiadaczem nie tylko tej jed-
nej koszuli, jaka utrwaliła się w ikonografii związanej z artystą – z białym, 
wykładanym kołnierzykiem – ale całego tuzina koszul (Słowacki, K, I). 

Ogromną miarę przykładał poeta również do pewnej z  pozoru dys-
kretnej, acz w  rzeczywistości spektakularnej części garderoby  – miano-
wicie wspomnianych wyżej rękawiczek, najczęściej glansowanych. To 
szczególne upodobanie prawdopodobnie także odróżniało wizerunki obu 
wieszczów. Jarosław Marek Rymkiewicz w swej nieformalnej Encyklopedii 
poświęconej Juliuszowi Słowackiemu wyraża niewiarę wobec możliwości 
używania przez Mickiewicza tego komponentu stroju. 

O ile pamiętam – konkluduje badacz – o rękawiczkach Mickiewicza nigdzie 
nie ma mowy – może uważał on, że noszenie czegoś, co jest glansowane, nie 
licuje z powagą wieszcza i ojca narodu (Rymkiewicz, 2004, 440). 

Glansowane rękawiczki

Styl ubioru Słowackiego natomiast w  okresie przedmistycznym wyda-
wał się w pewien sposób przez ten „fragment” (co ważne – nie dodatek!) 
stroju – który 

(…) ubiera dłoń. Chroni ją i wzmacnia. Chroni przed chłodem i zetknię-
ciem z  tym, co nieczyste lub groźne. Ze wszystkim, co trzeba załatwiać 
w rękawiczkach (Toussaint-Samat, 2002, 410)

– zdeterminowany. Nie dowiadujemy się jednak z  korespondencji 
poety, czy wiązał on z  rękawiczkami jakąś głębszą filozofię. Na pewno 
jednak darzył je atencją i  niewątpliwie korespondowały one z  jego 
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wysublimowanym gustem w okresie, gdy salonowy świat „woskowanych 
podłóg” wciąż tak mocno go pociągał. Zwłaszcza że moda męska w dobie 
romantyzmu wymagała właśnie… rękawiczek. W  połowie XIX wieku 
popularne były rękawiczki „paljowe”, w kolorze – jak czytamy w ówczes-
nych magazynach mody  – „świeżego masła” (Nalewajska, 2010, 121). 
Nieco później modne stały się również inne barwy: 

Rękawiczki najwięcej są obecnie noszone tak zwane duńskie w kolorach 
szarych lub słomkowych, a na codzienne użycie z zamszowej skórki lub 
glansowane w różnych kolorach (za: Nalewajska, 2010, 121). 

Na podstawie korespondencji Słowackiego można wnioskować 
o trzech parach tej części garderoby. Są to glansowane rękawiczki, w któ-
rych w  lipcu 1830 roku spaceruje poeta po ogrodach Tuileries, zwraca-
jąc – jak pisze do matki – ku sobie oczy dam. W  liście z 16 maja 1842 
roku wspomina natomiast o żółtawo-bladych białych rękawiczkach (być 
może właśnie „paljowych”), przedstawiając je w kategoriach nie bardzo 
kosztownego luksusu. Charakteryzując natomiast koszty życia towarzy-
skiego w Genewie w roku 1835, podkreśla, iż jeden taki wieczór kosztuje 
osiem franków, wliczywszy w całość wydatków wyjazd ze wsi (z pensjo-
natu, w którym stacjonował) w kwocie sześciu franków i rękawiczki – dwa 
franki. Z powyższego można wnioskować (choć nie jest to oczywiste), iż 
poeta w  związku z  każdym towarzyskim wydarzeniem kupował nowe 
rękawiczki.

Można przyjąć z dużą pewnością – pisze Rymkiewicz – że między lipcem 
roku 1832 (…) a październikiem roku 1835 Słowacki miał przynajmniej kil-
kadziesiąt, a może nawet kilkaset par rękawiczek (Rymkiewicz, 2004, 440).

Ta dystynkcja charakteryzowała poetę od momentu wstąpienia na wosko-
wane podłogi salonowego Paryża i stanowiła doskonałą całość z innymi 
częściami stroju, o którym Słowacki nie szczędził opowieści w listach kie-
rowanych do bliskich. Jednym z jego atrybutów – obok niezastąpionych 
rękawiczek – była laseczka z pozłacaną główką.

Poeta jak kij ustrojony versus poeta w czarnym tużurku

Podkreślając własną świadomość wagi prezentowania się w  salonowym 
świecie Paryża w  charakterze romantycznego artysty  – oryginalnie, acz 
nienagannie ubranego – nieodmiennie stawiał się Słowacki ponad tym, 
z  którym dialog chciał nawiązać, a  który młodszego od siebie poetę 
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obdarzał krytyką bądź też najczęściej ignorującą nieuwagą  – przywo-
łanym wcześniej Mickiewiczem. A  ten ostatni w  stolicy mody właśnie 
i ośrodku artystycznych wydarzeń wyglądał „po liderlichowsku [niedbale, 
niechlujnie – przyp. A.Ś.P.] z pomiętym od koszuli kołnierzem i we fraku 
zasmolonym” (K, I, 144). Prawdopodobnie prezencja młodego kandy-
data na wieszcza była jego „małym zwycięstwem” nad „pierwszym” (jak 
chcieli rodacy) poetą narodu. A  istotnie, prezentował się Jul (jak często 
o sobie mawiał i jak nazywali go jego bliscy) na salonach, w pierwszych 
latach „zachłyśnięcia się” kiełkującą sławą, jako poeta – obywatel Europy, 
zdobywca damskich serc, salonowy lew. Nie szczędził zatem środków, by 
rolę tę podtrzymać: 

Skibicki oświadczył mi, iż mnie anonsował bez mojej wiedzy u księżnej 
naszej Cz. Kazałem więc na łeb na szyję, by mnie krawiec stroił, tak jak 
można kij ustroić i nadać mu nieco z osą przeciętą podobieństwa. Kra-
wiec, jeden z pierwszych krawców, Polak, wysilił się i prawdziwie zadzi-
wiającym sposobem jestem zgrabny – ale te trzewiki – te mnie zabijają, 
a bez nich ani się pokazać (K, I, 97).

W stroju modnym, nieco ekscentrycznym „wstępuje [zatem – przyp. A.Ś.‑P.] 
w świat” (K, I, 98) – tańczy mazura i „walcuje” na balach, chadza do tea-
tru, przyjmuje zaproszenia na obiady do słynnych salonów, delektuje się 
kawonami i melonami. Nie jada posiłków tam, gdzie zwykle spożywają je 
Polacy, ale w Palais-Royal – kosztując zupę, trzy lub cztery dania główne 
i  racząc się winem, bowiem nie chce być „otruty obiadami, gdzie biw-
sztyk podają”. W tym czasie uwodzi jedną z córek paryskiego wydawcy 
jego pierwszych utworów – szesnastoletnią Korę Pinard – by wkrótce ją 
porzucić. Pozornie wydawać by się mogło, że przyjmuje pozę dandysa, i to 
w tym najmniej szlachetnym wydaniu, o czym sam wspomina, nawiązu-
jąc nieodmiennie do swego wyszukanego stroju:

(…) z zamyślenia oswaldowskiego przeszedłem trochę do dandyzmu – 
i dziś właśnie udała mi się moja rola w ogrodzie Tuilleries: pierwszy raz 
ubiorem zwróciłem oczy dam – bo miałem białe szarawarki, kamizelkę 
białą kaszmirową, w ogromne różnokolorowe kwiaty, tak jak dawne suk-
nie damskie, i kołnierz od koszuli odłożony – do tego dodajcie laseczkę 
z  pozłacaną główką i  glansowane rękawiczki, a  będziecie mieli Julka 
(K, I, 127).

Wypada zatem ponownie powrócić do glansowanych rękawiczek i laseczki 
z pozłacaną główką – a tym samym również do pozy dandysa, którą uczeni 
w związku ze Słowackim wielokrotnie już się zajmowali.
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W pierwszej połowie wieku – pisze Włodzimierz Szturc – dandyzm nie 
był jeszcze związany z myśleniem o vanitas. Była to postawa światowca 
i podróżnika, nowoczesnego intelektualisty, który strojem, stylem wypo-
wiadania się, sposobem mieszkania, rodzajem lektur i  rozrywek wyróż-
niał się spośród innych i wynosił nad pospolitość (Szturc, 2000, 170).

Istotnie, wyżej ukazana prezencja poety uzasadnia wielość eksplo-
racji badaczy w  kierunku dandyzmu. Z  punktu widzenia problematyki 
poruszonej w  niniejszej pracy poza dandysa, implikująca szczególny 
strój i nonszalancki sposób bycia, mogłaby się okazać niezwykle intere-
sująca. Nie należy jednak zapominać, iż Słowacki nie traktuje swej kre-
acji (choć niewątpliwie, jak wynika z  listu, nawiązuje bardzo wyraźnie 
również w  formie werbalnej do dandyzmu) jako postawy filozoficznej. 
Przeciwnie, uruchamia wobec tej kwestii swą ironiczną grę. W takiej per-
spektywie z  jego koncepcji świata nie wynika – jak chcieli tego roman-
tyczni dandysi – że traktuje życie jako dzieło sztuki, którego najwyższą 
wartością jest nieużyteczne piękno (Zawadzka, 2002). I choć bez wątpie-
nia żongluje sztuką i życiem – jest to jednak gra serio, w której wybiera, 
kreując własną egzystencję, sztukę zamiast życia, „a nie – jak tego zda-
wał się pragnąć najwcześniej – jako życie” (Ziemba, 2006, 12). Przy czym 
nie jest to sztuka dla sztuki, przeciwnie, ma kryć w sobie najwyższą i naj-
głębszą prawdę. To bodaj najbardziej wymagający w życiu artysty wybór. 
Stąd właśnie w  postawie dojrzewającego Słowackiego owa dwoistość  – 
niewynikająca jednak z dandysowatego połączenia strojnej zewnętrzności 
ze zbuntowanym wnętrzem. Rzecz okazuje się bardziej skomplikowana 
i głęboka. I podkreślić w tym miejscu wypada, że ta druga, wewnętrzna 
strona, implikująca cierpienie oraz introwertyczną kompilację przeróż-
nych zmagań, jest znacznie bliższa poecie, tożsama właściwie z jego jeste-
stwem. Nadto  – co najbardziej interesujące w  kontekście poruszonego 
tutaj tematu – pociąga za sobą zupełnie odmienną, antynomiczną wręcz, 
wersję stroju  – niezdobioną żadną barwą czerń tużurka. Tę dwoistość 
uwidacznia sam poeta w kolejnym z listów:

Otóż teraz z rana jestem literatem – poprawiam korekty, piszę, przepisuję, 
a  wieczorem od godziny pół do dziesiątej staję się un Dandy, angielski 
petit-maître – i przyznam się wam, że to lubię; staram się, żeby nikt wie-
czorem nie odgadł, czym ja jestem z rana – a z rana, żeby nic mi z wie-
czornej fatutité nie zostało (K, I, 99).

Znamienne, iż oba antytetyczne stroje warunkują odmienne prze-
strzenie. W  przebraniu (bo tak należy nazwać szczegółowo opisywane 
w listach do matki kreacje) dandysa pojawia się poeta w ogrodach Tuile-
ries, gdzie mają miejsce etykietalne, towarzyskie spotkania – przypadkowe 
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bądź zaaranżowane. Glansowane rękawiczki, laseczka i kolorowa kami-
zelka przystają także oczywiście do salonowych „eventów” oraz wyjść 
do teatrów. Natomiast przestrzeń zarezerwowana dla czarnego tużurka 
czy płaszcza to obszar Słowackiemu znacznie bliższy – związany z „sio-
strzycą” jego, melancholią – cmentarz, ulubione miejsce spacerów poety. 
W okresie paryskim taką szczególną dlań przestrzenią był cmentarz Père
‑Lachaise, do którego w listach niezwykle często poeta nawiązuje: 

Kiedy chodziłem po grobach Père-Lachaise, spotkałem śliczną pannę, 
w czarnym ubraną kolorze – ale na kulach – bo jednę stopę miała skrzy-
wioną  – a  jednak kształt nogi bardzo piękny. Lekko i  wesoło chodziła 
pomiędzy grobami i  tłumaczyła napisy idącej za nią staruszce, dugue-
nie – bardzo mnie zainteresowała… Wesołość przy tej ułomności pięk-
nie się wydawała – jakby wymuszona. Zdawało się, że pod nią musiała 
smutne ukrywać myśli, bo czegoż by przyszła na groby… Zdaje mi się, że 
ją musiałem trochę zainteresować, bo byłem w czarnym ubrany tużurku 
[podkr. – A.Ś.‑P.] – i byłem sam – i częstośmy się spotykali, choć jej nie 
szukałem… Bardzo była ładna, kiedy schodziła do mnie cyprysową aleją 
i czasem podnosiła głowę, a wtenczas promień, obłąkany w cyprysowym 
lesie, padał na jej twarz białą (K, I, 139).

W tym subtelnie utrwalonym portrecie przypadkowo spotkanej kobiety 
odnajduje Słowacki odbicie własnych stanów, z jakimi łączył owo symp-
tomatyczne upodobanie, czy też może raczej predylekcję, do przebywania 
na cmentarzach. Gdziekolwiek bowiem poeta bywał, dokądkolwiek pod-
różował, tam zawsze odwiedzał nekropolie. Bardzo często z perspektywy 
cmentarnej spoglądał na świat, w  czym przypominał innego słynnego 
romantycznego melancholika  – Chateaubrianda i  jego Pamiętniki zza 
grobu. Taka cmentarna optyka implikowała głębsze spojrzenie na świat. 
Nadto był to ogląd z  perspektywy kogoś, kto sytuował się na granicy  – 
najczęściej pomiędzy życiem i nieżyciem. Zatem odwiedzający cmentarze 
poeta, analogicznie jak podmiot wiersza Cmentarz Père-Lachaise – wpisa-
nego do sztambucha Kory Pinard ręką dandysa, lecz tworzonego z per-
spektywy poety w czarnym tużurku – zyskuje status upiora lub (co nie 
znosi, nie niweluje tego pierwszego) żywego trupa w znaczeniu takim, 
w jakim przedstawiał go Rymkiewicz:

Można by rzec, że romantyczny żywy trup jest nieco podobny do roman-
tycznego upiora. Miedzy tymi dwoma fenomenami zachodzą jednak 
ważne różnice. Upiór służył bowiem romantykom do czegoś zupełnie 
innego niż żywy trup. (…) w romantyczne upiory wcielało się przeświad-
czenie, że człowiek jest całością – że jest jeden – także i po śmierci. Żywy 
trup był efektem przekonania całkiem odmiennego. Kto żyje, a zarazem 
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ogląda siebie jako umarłego, tym samym ma się za kogoś, kto jest podzie-
lony między siebie a siebie. Dzieli się na to, co w nim żyje, i to, co w nim 
zmarło (Rymkiewicz, 2002, 1058).

Zarówno podmiot wiersza Cmentarz Père-Lachaise, jak i  sam Słowa-
cki w okresie paryskim, a później również i genewskim jawi się jako żywy 
trup, w najwyższym stopniu intensyfikujący życie wewnętrzne w przeci-
wieństwie do zewnętrznego – jako ten, który był umarły dla świata, mar-
twy dla świata teraźniejszego (Rymkiewicz, 2002). W  tej perspektywie 
wyraźniej dostrzec można, iż „un dandy” Słowackiego  – z  całym jego 
modowym entourage’em (laseczką, kamizelką w duże kwiaty i rękawicz-
kami)  – to w  dużej mierze tylko gra, pozór. Ekscentrycznie barwnego 
petit-maître zwycięża istniejący niesłychanie dynamicznie wewnątrz poeta 
w czarnym tużurku, który (o ironio!) ludzi, z jakimi udziela się towarzy-
sko jako „un dandy” (ludzi „czczo żyjących” i całą przestrzeń, którą zaj-
mują, w  której próbują „ułożyć się i  pomieścić w  domu rodzinnym na 
resztę życia – usnuć sobie domowe szczęście” (K, I, 303–304) postrzega 
jako martwych. Lecz nie jest to martwota żywego trupa (ta została „zare-
zerwowana” przez samego poetę w przedmistycznym stadium jego twór-
czości). To według Słowackiego zupełnie inny – w najwyższym stopniu 
haniebny – rodzaj śmierci za życia, którego naturę oddaje ujęty w meta-
forę poniższy fragment listu:

(…) kiedy to piszę, pod moimi oknami przesuwa się po wodzie bal ilu-
minowany, pełny ludzi, z prześliczną muzyką. (…) Jasny światłami bat 
prowadzi za sobą kilka ciemnych czółen, na których także musi być część 
towarzystwa, i najszczęśliwszego, bo ileż to ściśnień dłoni, ile rumieńców 
noc pokrywa i ten księżyc niepełny, wschodzący nad Wezuwiuszem (…) 
Widzę, lecz nie zazdroszczę – wolę z okna mojego patrzeć na te pełne 
lamp mary weselne, niż być na nich położonym z założonymi na pier-
siach rękami jak umarli (K, I, 336).

Arabski płaszcz i perskie szkarpetki

Wyżej przytoczony wyjątek z  korespondencji Słowackiego powstał tuż 
przed słynną podróżą poety na Wschód  – stanowiącą ostatnią wyrazi-
stą cezurę w  wizerunku (w  tym kontekście oczywiście nade wszystko 
objawiającego się w  formie stroju), tak silnie jeszcze w owym czasie na 
poziomie egzystencji związanego z estetyzacją rzeczywistości. W obsza-
rze ikonograficznym moment ten asocjuje z  dwoma portretami: rysun-
kiem Słowacki na koniu Zenona Brzozowskiego – towarzysza i w pewnym 
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sensie sponsora wschodniej wyprawy – a także wizerunkiem poety w gre-
ckiej czapce (najprawdopodobniej autorstwa Jana Kaniewskiego), o jakim 
pisze poeta w  liście z  Rzymu  – jeszcze przed wyruszeniem w  podróż 
(o  której prawdopodobnie intensywnie już myślał, stąd zapewne gre-
cki akcent zdobiący głowę). Zwłaszcza pierwszy szkic daje wyobraże-
nie o tym, jak mógł wyglądać wojażer-Słowacki podczas podróży swojego 
życia. Widzimy na nim poetę w stroju do jazdy konnej, w ubiorze wcię-
tym w talii, wysokim kapeluszu (gibusie), zwężanym ku górze, z wdzię-
kiem trzymaną szpicrutą w prawej dłoni. Postać na portrecie usytuowana 
jest tyłem do odbiorcy, jakoby malarskim sposobem Caspara Friedricha 
zapraszając go do uczestnictwa w wojażu. Ten „znikający” w głąb podróż-
niczego doświadczenia poeta w  barwach stroju zdecydowanie bardziej 
malowniczych zjawi się jednak dopiero po podróży, gdy powróci do Flo-
rencji, a później do Paryża i będzie zadziwiał garderobą rodem z Orientu:

Wracam z mojej wschodniej podróży zupełnie odarty: jak Babka mówiła, 
spanachawszy manatki. Koszule moje noszą pięć ran Chrystusowych; 
będę się musiał zupełnie na nowo oszywać i opierać. Wiozę sobie na ranne 
wstanie zamiast szlafroka płaszcz arabski wełniany; wiozę także dywanik, 
który mi za pościel służył, w Kairze kupiony. Mam także sziszę, czyli nar-
gille. Jest to rodzaj szklannej lulki, z której się pali tytuń. (…). Z takich 
lulek palą wschodnie damy i  bardzo im z  tym ładnie. Ubrany w  arab-
skim płaszczu, siedząc na tureckim dywanie, paląc z  wschodniej lulki, 
będę ranne wizyty przyjmował. Mam jeszcze szkarpetki perskie z  róż-
nokolorowej wełny, bardzo gustowne, które mi za meszty służyć mogą 
(K, I, 356–357). 

Znamienna to dystynkcja w  przyjętym w  niniejszym wywodzie 
porządku interpretacyjnym  – barwny strój ponownie i  nieodmiennie 
podejmuje ciężar polemiki związanej nie z tym, co na zewnątrz, ale z tym, 
co wewnątrz – tym, co określa znaczenie i sens egzystencji. Dlatego właś-
nie należy zaakcentować, iż owa ekscentryczna poranna garderoba, którą 
prawdopodobnie Słowacki chciał inspirować, szokować, wzbudzać podziw, 
może zazdrość znajomych i przyjaciół, była tylko jakąś namiastką, wspo-
mnieniem, w  dodatku mało autentycznym, naddanym wobec doświad-
czenia, które przeżył podczas podróży i wobec zamiaru, z  jakim wyru-
szał na Wschód. Arabski płaszcz i skarpetki perskie bowiem nijak się mają 
do tego, co tak naprawdę znaczyła wschodnia podróż w życiu, duchowo-
ści, a tym samym również i w dziele poety. Można by nawet zaryzykować 
nieco odważne spostrzeżenie, iż przywiózł on z Egiptu i Grecji jakieś nie-
istotne suweniry, pamiąteczki, którymi (również współcześni) podróżu-
jący lubią, chcą lub nawet muszą się otaczać. W pielgrzymce na Wschód 
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nie chodziło bowiem poecie o Orient, o jego interioryzację. Nawet nie był 
do tego przygotowany ani też wyposażony w odpowiednią wiedzę.

Zanurzając się w okolicznościach podróży – konstatuje Ewa Łukaszyk – 
Słowacki przeczuwa istnienie granic własnej wiedzy, toteż w Raptularzu 
[notatniku i szkicowniku z podróży – przyp. A.Ś.‑P.] raz po raz przyznaje, 
iż «nie umiał się znaleźć», zaskoczony konfrontacją z obcym człowiekiem, 
przestrzenią, materialnym obiektem, takim czy innym widokiem (Łuka-
szyk, 2019, 343).

Peregrynacja ta była przede wszystkim podróżą w głąb siebie. Jej cel we 
właściwy sobie sposób określił poeta wymowną frazą: „Iżem zbiegał świat 
szeroki / Szukając jednej prawdy człowiekowi” (Słowacki, 2017, 338). 

Istotnie bowiem przed wyruszeniem na Wschód Słowacki znajduje się 
w stanie psychicznym bardzo złym, może nawet bliskim depresji, o czym 
świadczy nagromadzenie pejoratywnych określeń, które wymierza w sie-
bie w korespondencji: „posępne nic” (K, I, 306), „teraz wszystko mi obo-
jętne” (K, I, 299), „czuję koło siebie jakąś dziwną czczość i  samotność” 
(K, I, 283), „już przeszedłem w stan petryfikacji” (K, I, 338). Pielgrzymka, 
której najwyższą destynacją ma być Grób Chrystusa  – jest próbą prze-
łamania owego impasu, wyjścia z egzystencjalnego kryzysu. Wydaje się, 
iż w  pewnym momencie poeta osiąga upragniony cel, a  ujawnia się to 
w napisanym w związku z doświadczeniem grobu Chrystusa wierszem 
zaczynającym się od słów I  porzuciwszy drogę światowych omamień… 
Można odnieść wrażenie, iż jest to właściwy moment dla rozłączenia 
z  „glansowanymi rękawiczkami” i  wszelką ekstrawagancją garderoby. 
Jednak po powrocie z pielgrzymki dawny stan poety, związany z melan-
cholią i depresją, powraca, co mogłoby stanowić przesłankę o miałkości 
i  jałowości przeżyć podróżnych. Nic bardziej mylnego, walka o „jedyną 
prawdę” trwa, choć nie zostaje jeszcze na tym etapie zakończona. A miarą 
tegoż procesu może być właśnie teatralne epatowanie orientalnym stro-
jem, przywodzące na myśl wcześniejsze przebrania, m.in. kreację, w jakiej 
Słowacki wyprawił się w gronie znajomych w Alpy:

Miałem płócienną blousę, haftowaną zielonym jedwabiem czy też 
włóczką, pas czarny skórzany, białe szarawary, kapelusz ze słomy białej 
i czarnej pleciony, dosyć niski, z ogromnymi skrzydłami i opasany purpu-
rową wstążką – do tego na grubej podeszwie trzewiki – i kij wyższy ode 
mnie biały z żelaznym kolcem (K, I, 253).

Zarówno Słowacki orientalny, jak i Słowacki alpejski pretenduje do miana 
teatralnych kreacji, o których pisze Łubieniewska w swojej książce:
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(…) tworzy tu siebie w całości na użytek widza, usilnie dbając o wraże-
nie, jakie zdoła wywrzeć na patrzącym. Poprzez szatę, rekwizyt, entourage 
demonstruje swą niecodzienność, swą estetyczną obcość wobec otoczenia, 
od którego odgradza się teatralnym po trosze kostiumem (Łubieniewska, 
1994, 13).

W porządku interpretacyjnym zaproponowanym w  tej pracy natomiast 
owe dwa barwne, nieoczywiste, teatralne wizerunki mogą również nasu-
wać myśl o  wciąż jeszcze rozchwianej i  nieugruntowanej tożsamości 
poety pogrążonego w głębokim kryzysie egzystencjalnym. 

Do „błyskotnych szat” już nie powrócę

Zmiana stosunku do stroju nie nastąpiła zatem w sposób radykalny pod-
czas podróży na Wschód, choć wewnętrzny ferment związany z mistyczną 
metamorfozą poety w  sposób wyraźny już się rozpoczął. Wciąż jednak 
w korespondencji pojawiają się szczegółowe opisy garderoby, z wyraźną 
jednak tendencją dążenia ku nie tak krzykliwym, a bardziej wysublimo-
wanym formom strojów: 

Teraz wiedz, że ubieram się zawsze z  dosyć wielką elegancją  – jak to 
sobie kiedyś przyrzekłem za młodu, bojąc się, aby mnie zwykłe memu 
zajęciu się zaniedbanie kiedyś nie owładało… Otóż więc zawsze biorę 
dobrego krawca, [co – przyp. A.Ś.P.] mi oszczędza niepotrzebnych wydat-
ków – najczęściej chodzę czarno, z małymi wyjątkami w  szarawarkach 
lub kamizelce  – nigdy prawie zupełnie czarno, bo to ma minę księżą. 
Mam także jedną oryginalność, to jest, że zawsze noszę żółtawo-blade 
białe rękawiczki – jest to mój luksus, a nie bardzo kosztowny, bo cały czy-
sto chodząc, nigdy ich prędko nie brudzę. Noszę także najczęściej lakiero-
wane buty – co nie jest żadnym luksusem wcale… (K, I, 483).

Istotnie, glansowane rękawiczki  – znak światowego, zewnętrznego 
życia – wciąż ukonstytuowują kompozycję ubioru, chociaż ton garderoby 
wyraźnie się uspokaja, wycisza. „Zawsze tak staram się być ubrany – pisze 
poeta w  tym samym liście do matki  – abym bez przebierania się mógł 
pójść wszędzie  – a  nigdy tak, aby widziano, żem się wystroił naumyśl-
nie… Taka jest moja polityka co do ubioru”. 

Polityka ubioru ulega najistotniejszej przemianie dopiero w momen-
cie, gdy Słowacki dokonuje  – jak nazywają ów gest uczeni  – „skoku 
w  wiarę”, zaczynając tworzyć wewnętrznego człowieka w  sobie, stając 
się prorokiem, rewelatorem, pracownikiem Bożym, którego zewnętrzną 
formą (mniej lub bardziej przydatną w filozofii genezyjskiej) jest już tylko 
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ciało. I kiedy gwałtownie żegna się ze starym światem, sygnowanym przez 
„paljowe” rękawiczki, z pełnym przekonaniem zamykając dawny rozdział 
słowami: „świat glansowanych rękawiczek i woskowanych podłóg zupeł-
nie zniknął z oczu moich – bo cóż z niego można wydobyć…” (K, I, 492). 
Jak silnie musiała uderzyć owa przemiana Salomeę Bécu, przywykłą  – 
o czym czytamy w liście syna do matki ze stycznia 1845 roku – 

do dawnego tonu, do b ł y s k o t n y c h  szat [podkr. – A.Ś.‑P.], w których 
występowałem, do melancholii, do jęków – wszystko to uderzało cię jak 
echo, jak głos znajomy sercu twojemu – teraz przez długi może czas nie 
będziesz mogła się przyzwyczaić do człowieka, który z oskrobanej mojej 
figury pokazuje się (K, II, 73).

Oskrobana, w jakiś sposób naga – w znaczeniu: prawdziwa – figura wyła-
nia się w finalnej (genezyjskiej) odsłonie wizerunku Słowackiego, który 
kwintesencję nowej myśli o garderobie ujmuje w swych ostatnich latach 
życia w sposób nieoczywisty – bo wcale nie mistyczny, ale prześmiewczy 
i sarkastyczny:

Małą jest wadą strój modny, nowy,
Lecz gdyby ujrzał cud Mojżeszowy,
Myślałby o tym modniś zalękły,
Że gdyby ukląkł – portki by pękły 
			     (Słowacki, 2017, 604).

W jakiej formie mistyczna filozofia przełożyła się na faktyczny ubiór 
Słowackiego genezyjskiego  – trudno wyrokować. Nie dowiadujemy 
się o  tym w  sposób jednoznaczny z  korespondencji. Niewątpliwie jed-
nak można by mniemać, iż do podobnego zaniedbania jak w przypadku 
Mickiewicza  – który „nie lubi nosić guzików rzędami usadzonych na 
sukni, ale je odrywa, gdy są do pary” (K, I, 269) – nawet poeta-mistyk 
nigdy by nie dopuścił. 
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Strój ludowy jako nośnik nastrojów 
społecznych w międzywojennej twórczości 

wybranych malarzy austriackich

S treszczenie         

Artykuł dotyczy zagadnienia roli ubioru w budowaniu przekazu o określonej 
treści/wydźwięku przez wybranych artystów tworzących w okresie międzywo-
jennym w regionach Austrii, takich jak Tyrol. Twórcy ci – związani z ekspre-
sjonizmem, modernizmem – odnosili się w różny sposób do ówczesnej sytu-
acji polityczno-społecznej. Celem artykułu jest m.in. wskazanie na powody 
sięgania po motyw stroju regionalnego, ludowego czy chłopskiego oraz zary-
sowanie schematu, w którym łączy się on z treścią artystycznej wypowiedzi 
oraz ekspresją przekazu. W artykule wyróżniono twórczość Albina Eggera-
-Lienza, którego historia stanowi ciekawy przykład determinantów wybo-
rów motywów w obrazowaniu malarskim, a także pokazuje, jak m.in. kwestia 
ubioru może wpływać na późniejszy odbiór dorobku artystycznego. 
	 Artykuł, przygotowany na podstawie kwerend muzealnych i  litera-
tury przedmiotu, zawiera m.in. wniosek, że motywy chłopskie, ludowe 
występują często w sytuacjach, w których pożądane są akcenty pierwotne, 
rytmu przyrody i  pracy zgodnej z  naturą, tradycji, wartości rodzinnych 
i  rodzimych. Wybory strojów/ubiorów związanych z  regionami i  wsią 
towarzyszą przewrotom politycznym, robotniczym i ludowym, mogą też 
pojawiać  się w  sytuacjach zagrożenia. W  przypadku nurtów ekspresjo-
nistycznych, szczególnie u artystów pracujących w regionach, mogą one 
podbijać siłę przekazu, m.in. przez akcentację prawdziwości zachowań 
i siły przyrody, która wyznacza naturalny ład. Wielokrotnie akcenty chłop-
skie, w tym strój ludowy, łączą się wtedy z motywami religijnymi. Jednakże 
ubiór regionalny, wątki wiejskie i krajobrazowe mogą także towarzyszyć 
sztuce w okresach konfliktów i stanowić swoisty sposób schronienia przed 
uciskiem świata lub dawać wyraz złowrogiej „ciszy przed burzą”.
	 Problemem, który również został tu zarysowany, jest kwestia recep-
cji ubioru chłopskiego/ludowego w kraju, który miał związki z nazizmem, 
w  związku z  czym sprawa stroju łączy się z  promowaną ówcześnie poli-
tyką kulturalną państwa  – nieraz zgodnie z  oczekiwaniami artystów, ale 
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niejednokrotnie również przez przypadek i  nałożenie się różnorakich oko-
liczności – i wpływa na ocenę samych twórców oraz ich dzieł.

S Ł O WA  K LU C Z E : 	 strój, kultura regionalna, sztuka austriacka, 
ekspresjonizm, Albin Egger-Lienz

A B S T RAC T

Folk Costume as a  Carrier of Social Mood in the Interwar Works 
of Selected Austrian Painters

The article addresses the issue of the role of clothing in the construction of 
a  message with a  specific content/sound by selected artists creating in the 
interwar period in Austrian regions such as East Tyrol. The artists associated 
with expressionism and modernism referred in different ways to the political 
and social situation of the time. The purpose of the article includes pointing 
out the reasons why painters reached for the theme of regional, folk or peasant 
costume, and outlining the scheme in which it was combined with the content 
of artistic expression and the message. The article singles out the work of Albin 
Egger-Lienz, whose story provides an interesting example of the determinants 
of motif choices in painted images, and shows how, among others, the issue of 
clothing can affect the subsequent reception of artistic output. 
	 The article, prepared on the basis of museum searches and the literature, 
concludes that peasant, folk motifs are often found in situations where accents 
of primordialism, the rhythm of nature and work in harmony with nature, tra-
dition, family and native values are desirable. The choice of costumes/clothes 
associated with the regions and the countryside accompanies political, labor 
and popular upheavals, and may also appear in threatening situations. In the 
case of expressionist currents, especially in artists working in the regions, they 
can emphasize the power of the message, including by stressing the truthful-
ness of behavior and the power of nature, which determines the natural order. 
Peasant accents, including folk costume, are then often combined with reli-
gious motifs. However, regional clothing, rural and landscape themes can also 
accompany art during periods of conflict and provide a kind of refuge from the 
oppression of the world or signal an ominous “calm before the storm.”
	 A problem that is also outlined here is the issue of the reception of peas-
ant/folk dress in a country that had ties to Nazism, and as a result, the issue of 
dress is linked to the cultural policies of the state promoted at the time, some-
times in accordance with the expectations of the artists, but sometimes also by 
chance and the superimposition of various circumstances, which affects the 
evaluation of the artists themselves and their works.

K E Y W O R D S :  	costume, regional culture, Austrian art, expressionism, Albin 
Egger-Lienz
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Tytułem wstępu

Artykuł przybliża kwestię ubioru chłopskiego w dorobku międzywojen-
nych artystów austriackich  – w  tym szczególnie Albina Eggera-Lienza, 
którego uważa się w Austrii za znamienitego przedstawiciela sztuki tyrol-
skiej. Twórca ten wydaje się jednak niewystarczająco rozpoznany wśród 
szerszego grona odbiorców, co wynika z  faktu wciągnięcia jego malar-
stwa w  narrację narodowosocjalistyczną. Sprawa ta w  ostatnich latach 
jest wyjaśniana, wskazuje się na niedostateczną weryfikację faktów oraz 
potrzebę reinterpretacji twórczości artysty. Jednym z celów artykułu jest 
więc także przybliżenie jego ciekawego dorobku.

Przypadek Albina Eggera-Lienza jest uzasadniony w kontekście tema-
tyki dotyczącej stroju, jako iż ubranie tak wyraźnie określa bohaterów 
jego obrazów, że nazywany jest „malarzem chłopskim”. W swoich zain-
teresowaniach nie był jednak odosobniony, wielu twórców podejmowało 
w tym czasie tematykę powstań chłopskich, włączało w swą sztukę motywy 
natury, wprowadzało ludowego ducha sacrum. U Eggera-Lienza kwestie te 
owocują bardzo sugestywnym obrazowaniem, co wynika także z ekspresjo-
nistycznego języka wypowiedzi malarskiej. W artykule zostaną przywołani 
również inni twórcy aktywni przed II wojną światową, którzy w wiejskim 
pejzażu zamykali poczucie zagrożenia kolejnym konfliktem zbrojnym. 

Celem tego artykułu jest m.in. wskazanie na zależności pomiędzy stro-
jem chłopskim/ludowym a  ekspresjonistycznym wyrażaniem, jak rów-
nież przybliżenie warunków, które wzmacniają możliwość zaistnienia 
schematu, w którym ekspresjonizm łączy się z tradycjami regionalnymi, 
zwraca się do duchowości, a wyraźnym tego dowodem są ujęte w obra-
zach odpowiednie ubrania. 

Poprzez historię Eggera-Lienza zarysuje się także opowieść o „klątwie” 
stroju, bo na odbiór sztuki tyrolskiego artysty miał wpływ sentyment nazi-
stów do motywów chłopstwa i „czystej” ludowej rodziny. Pojawi się zatem 
i wątek o wytrąceniu z dziejów dorobku, który został ideologicznie zaanek-
towany na rzecz określonego systemu m.in. z powodu motywu ubrania. 

Strój jako jeden ze środków formowania 
przekazu artystycznego

W niniejszym tekście ujęte są motywy występujące w  dziełach sztuki 
z określonego czasu i miejsca, które łączą się w nich dość typowo, będąc 
przykładem na podobieństwo rozwiązań w  przypadku spełnienia się 
jakichś warunków. Tworzą one układ warty przybliżenia, aby widać go 
było jako potencjalny schemat kształtowania się koncepcji artystycznych.
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Problem ubioru chłopskiego w plastyce jako jednego ze środków for-
mowania przekazu artystycznego wiąże się z czasem, miejscem, ale też 
rolą sztuki: charakterystyczny dla przykładów interesujących autorkę 
jest okres zmiany i/lub zagrożenia oraz związana z  nim sytuacja spo-
łeczna, gospodarcza, a  przede wszystkim polityczna. Kolejny warunek 
dotyczy pewnych wspólnych prądów i  zainteresowań. Następnie wska-
zana jest podbudowa w  postaci wyrazistych twórczości wcześniejszych. 
Dalej sprzyjający jest równoległy rozwój kierunków artystycznych wyra-
żających się określonym językiem, adekwatność tego języka do pewnego 
rodzaju wypowiedzi.

Obszarem, który tutaj wybrzmi najpełniej, będą podalpejskie rejony 
Austrii początków XX  w. Artyści ujęci w  artykule pracowali w  podob-
nych latach i zatem w większości byli świadkami historii Austrii sprzed 
I i II wojny światowej (wyjątkiem jest tu pierwszoplanowy Egger-Lienz). 
Zatem wśród różnorodnych okoliczności (warunkujących też sztukę) 
w  pierwszym, przedwojennym okresie funkcjonowali oni w  sporej 
monarchii austro-węgierskiej o niezłej sytuacji gospodarczej, którą dzisiaj 
można nazwać „kolosem na glinianych nogach” z  powodu problemów 
narodowo-etnicznych. Po 1918 r. mierzyli się ze skutkami wojny, próbu-
jąc odbudować codzienność i zobaczyć perspektywy lepszego jutra, które 
jednak także zostały zachwiane przez kryzys światowy (m.in. skutkujący 
wzrostem bezrobocia). Jednak im bliżej 1938 r., tym bardziej stawało się 
jasne, że włączenie Austrii do Niemiec jest tylko kwestią czasu, a scena-
riusze tego procesu mogą mieć różny, także dramatyczny, przebieg.

Warto już na wstępie zaznaczyć, że wśród wybranych tu artystów nie 
ma najczęściej kojarzonych ze sztuką Austrii: Gustava Klimta, Egona 
Schielego i Oskara Kokoschki – ich twórczość łączy się bowiem bardziej 
z  artystyczną bohemą i  modernizmem wiedeńskim, podczas gdy ujęci 
w artykule malarze odnosili się do regionów, a też niejednokrotnie częś-
ciej korzystali z sąsiedztwa Monachium i Weimaru niż Wiednia. Wśród 
tych twórców szczególne znaczenie ma Albin Egger-Lienz reprezentu-
jący tu układ, w którym ekspresja i chłopskie odzienie łączą się z wiarą 
w  siłę i  wartości niezmącone interesami elit, w  rytm natury, w  prawo-
rządność i prawdziwość ludu. Część dorobku pozostałych artystów cha-
rakteryzuje się sielskością nasyconą smutkiem i wiąże się ją z powrotem 
do romantyzmu, który stał się m.in. sposobem na przetrwanie w chaosie 
powojennym i świecie zagrożonym kolejną wojną.

Motywem głównym jest tu ubiór chłopski w obrazach – głównie eks-
presyjnych i  ekspresjonistycznych, w  których m.in. wspiera wypowiedź 
o kondycji ludzkiej, ale także oddaje „głos ludowi”. Lud z jego pierwotną 
siłą pasuje do ekspresjonizmu – tak jak pasują do niego motywy religijne, 
jedno i  drugie powiązane jest z  wiarą. Choć „typowy” ekspresjonizm 
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w  Niemczech korzysta z  motywów wiejskich tylko nieznacznie, to już 
Bawaria czy właśnie austriacki Tyrol – te górzyste, surowe okolice, gdzie 
ceni się przyrodę – tu bohaterem dzieł jest lud/chłopstwo/natura. Jednak 
układ, w którym strój ludowy staje się środkiem przekazu w warunkach 
zmiany, jest obecny w podobnym czasie w różnych krajach i ma nie tylko 
odniesienia regionalne, ale także robotnicze. Lud „ma rację” w  okresie 
rewolucji w Meksyku (por. twórczość D. Rivery, D.A. Siqueirosa), docho-
dzi do głosu w Rosji i jest widoczny u rewolucyjnych, modernistycznych 
artystów radzieckich. „Mądrość w  intuicji ludu”  – zdają się także gło-
sić malarze i pisarze młodopolscy. Przez motywy chłopstwa także Albin 
Egger-Lienz w przeddzień, w  trakcie i po I wojnie światowej „opowie” 
najpierw o sile ludu i możliwości zmian z jego udziałem, potem o dra-
macie synów ziemi, która uczestniczy w wojnie, a następnie o  tym, jak 
straszne są jej konsekwencje. A kiedy wykorzysta okazję zlecenia, by poka-
zać w sposób odmienny niż się spodziewano potrzebę wystąpień „w imię 
czegoś”, zrobi to również poprzez motyw maszerujących chłopów, łącząc 
ten temat z tradycyjnym motywem tańca śmierci.

Albin Egger-Lienz 

Biogram Albina Eggera-Lienza może nakreślić warunki historyczne, 
kulturowe i  regionalne tematu. Artysta urodził się w 1868 r. w Stribach 
we Wschodnim Tyrolu, niedaleko Lienz, był synem malarza kościelnego 
Georga Eggera. Podwójne nazwisko, którym sam odniósł się do pocho-
dzenia, zostało udokumentowane w 1891 r. Wprowadzenie w malarstwo 
zawdzięczał ojcu, później, w  latach 1875–1882, studiował je w  Akade-
mii Sztuk Pięknych w Monachium. W tym czasie otrzymał artystyczne 
nagrody (np. w  Wiedniu medal państwowy za  Karfreitag („Wielki Pią-
tek”)). Po ukończeniu studiów mieszkał w  Monachium i  Wschod-
nim Tyrolu. W 1899 r. ożenił się i przeniósł do Wiednia, gdzie starał się 
o  posadę w  tamtejszej Akademii Sztuk Pięknych.  W 1900  r. otrzymał 
brązowy medal za obraz Feldsegen („Błogosławieństwo pola”) na wysta-
wie w  Paryżu, a  w  1902  r.  – Cesarską Nagrodę za Nach dem Friedens-
schluss 1809 („Porozumienie pokojowe 1809”). Był członkiem Wiedeń-
skiej Spółdzielni Artystów i członkiem-założycielem Hagenbundu, a od 
1909 r. – Secesji Wiedeńskiej. W 1910 r. został zaproponowany na stano-
wisko profesora w wiedeńskiej Akademii Sztuk Pięknych, ale jego kandy-
daturę miał wstrzymać następca tronu, arcyksiążę Franciszek Ferdynand. 
Zdarzenie to związane było z  prezentacją obrazu Totentanz („Taniec 
śmierci”) w ramach wystawy z okazji 60. rocznicy rządów cesarza Fran-
ciszka Józefa  I  (projekt obrazu, zleconego przez Galerię Nowoczesną 
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w Wiedniu, miał wiązać się z tyrolską walką wyzwoleńczą z 1809 r. Obraz 
uznano wtedy za prowokację: „Jeśli moi żołnierze to zobaczą, nie pójdą 
ze mną” – miał powiedzieć arcyksiążę, oglądając płótno (Paech, 1927)).

W latach 1912–1913 Egger-Lienz był profesorem w Wielkoksiążęcej 
Saksońskiej Szkole Artystycznej w  Weimarze (Koller Auktionen, 2014). 
Od 1913 r. mieszkał w St. Justina koło Bolzano w Południowym Tyrolu 
(Wlochy). W 1915 r. został powołany do służby wojskowej, ale wkrótce 
z powodów kardiologicznych wrócił z frontu i został – z funkcją malarza 
wojennego  – przydzielony do Kriegsfürsorgeamt (Biura Opieki Wojen-
nej) w Bolzano. Od 1916 r. Egger-Lienz podejmował tematykę wojenną 
w  wolnych kompozycjach.  W 1919  r. zaproponowano mu profesurę 
w  Akademii Wiedeńskiej, której jednak nie przyjął (podobnie jak innej 
propozycji w 1925 r.). W latach 1923–1925 zajmował się przygotowaniem 
dekoracji malarskiej do Kaplicy Pamięci Poległych w Lienz (il. 1). Zmarł 
w  1926  r. w  Grünwaldhof w  St. Justina (m.in. Husslein-Arco, Pereña, 
Koja, 2014; Albin Egger‑Lienz 1868–1926 egger-lienz-archiv.com).

Il. 1. Kadry pokazujące wnętrze kaplicy w Lienz z dekoracją Eggera-Lienza. Po lewej stro-
nie Den Nemenlosen (Bezimienny) – fresk, po prawej, na wprost – obraz Zmartwychwsta-
łego, powód perturbacji związanych z kaplicą

Fot. archiwum autorki.

W Muzeum Miejskim w Lienz w Zamku Bruck znajduje się najwięk-
sza kolekcja dzieł Eggera-Lienza. Artysta sam położył pod nią podwaliny 
darowizną z  1913  r. (Museum der Stadt Lienz). Za jego życia powsta-
wały już pierwsze publikacje monograficzne na temat malarza (np. Wei-
gelt (Berlin 1914), Soyka (Wiedeń 1925), a „sztandarową” pracę z wszyst-
kimi dziełami artysty wydał w  1977  r. (w  Innsbrucku) Wilfried Kirschl 
(za: Ammann, 2001, s. 14). 

Motywy regionalne, chłopskie towarzyszyły Eggerowi-Lienzowi 
w  całej drodze twórczej. Początkowo przedstawiał sceny codzienne, 
potem zajął się sprawami walk regionalnych o  niepodległość, w  tym 
mitem powstania tyrolskiego. Tematyka ta była wtedy doceniana: 
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Od połowy XIX wieku (…) tematy związane z tyrolskimi walkami o wol-
ność stały się „nowoczesne” i  były przetwarzane przez wielu artystów 
(Schweighofer, 2021, s. 47).

Najbardziej rozpoznawalne dziś dzieła Albina związane są z  tematyką 
wojenną, ale i  w  tym przypadku wśród ponoszących straty w  pożodze 
wojny są ludzie prości. Po jej zakończeniu artysta wrócił do swoich ulu-
bionych wiejskich modeli, a także do ikonografii religijnej (il. 2). Jego doj-
rzała twórczość nie może być jednak postrzegana przez pryzmat samych 
motywów, najważniejsze są w niej bowiem emocje, siła przekazu, a strój 
przedstawianych postaci niewątpliwie je wzmacnia i uwiarygodnia.

Il.  2. Die Wallfahrer (Pielgrzymi) Eggera-Lienza z  1920  r. Źródło: wystawa w  Muzeum 
Leopoldów w Wiedniu, 2019

Fot. archiwum autorki.

Twórczość Albina wyrosła na podwalinach sztuki historycznej i na rea-
lizmie Jeana-Françoisa Milleta, którego Siewca był mu znany (Ammann, 
2001, s. 15). Niewątpliwy wpływ na jego sztukę miał szwajcarski malarz 
Ferdinand Hodler, który szczególnie inspirował go w monumentalnych 
kompozycjach dekoracyjnych. Tyrolskie motywy przyrody zawdzię-
czał Hugo Englowi – artyście, który będąc z pierwszego zawodu leśni-
kiem i myśliwym, w swoich obrazach ujmował drzewostany i zwierzęta. 
W  zagadnienia plenerowe wprowadził go Wilhelm von Lindenschmit. 
Wczesną twórczość Tyrolczyka łączy się jednak przede wszystkim z arty-
stą, z którego sztuką zapoznał się już w młodości, Franzem von Defreg-
gerem, który uprawiał malarstwo rodzajowe  i historyczne, przedstawiał 
sceny z  życia wsi oraz poruszał temat tyrolskich walk o  niepodległość. 
„Kiedy w wieku siedemnastu lat pozwolono mi po raz pierwszy odwiedzić 
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Defreggera w jego monachijskiej pracowni” – pisał Egger-Lienz – „mia-
łem z grubsza wrażenie, jakie ma katolik, gdy stoi przed papieżem. Był 
dla mnie świętym” (Schweighofer, 2021, s.  46). W  akademii monachij-
skiej artysta zetknął się też z innym malarzem, z którym się zaprzyjaźnił, 
Michaelem Zeno Diemerem  – twórcą wielkoformatowego panoramicz-
nego obrazu w Innsbrucku, przedstawiającego bitwę pod Bergisel – któ-
rego mentorem był również Defregger. Diemer, jak Egger-Lienz, był 
wielbicielem natury i choć dzisiaj rozpoznawalny jest przez prace przed-
stawiające nadmorskie krajobrazy, malował również pejzaże wysokoalpej-
skie (Stadt Imst, 2015).

Na twórczość Eggera-Lienza wpłynęło jego zainteresowanie między-
narodowymi ruchami artystycznymi na wystawach sztuki w  Wiedniu, 
gdzie „pracował” też z  impresjonistami. Belgijski rzeźbiarz Constantin 
Meunier niewątpliwie inspirował go w obrazach z marszem, a w kontekś
cie rzeźby, której wpływy widać w kubiczności postaci u Eggera-Lienza, 
wymienia się także Auguste’a Rodina.  Twórczość tyrolskiego malarza 
omawia się również w odniesieniu do takich artystów jak Käthe Kollwitz, 
Akseli Gallen-Kallela czy „ojciec” ekspresjonizmu Edvard Munch (por. 
Ammann, 2001).

Inspiracja twórczością Defreggera i  zetknięcie ze sztuką światową 
dały Eggerowi-Lienzowi podstawy do ukształtowania niezależnego stylu, 
także kompozycyjnego. W  latach 1901–1902 powstała duża wersja Das 
Kreuz („Krzyż”) przedstawiająca bojowników o  wolność podczas walk 
w Lienz (z Georgiem Haugerem) posuwających się naprzód w pochodzie 
w stronę widza i niosących krzyż. Jak podkreśla Ammann (2001, s. 15), 
artysta zrealizował tu schemat pogłębiany później w innych pracach: 

Świadomy nacisk na losowo wybrany szczegół obrazu, z  mężczyznami 
prawie wysuwającymi się z ramy obrazu, klinowaty bieg naprzód i gęste 
podążanie za anonimową masą wojowniczych towarzyszy broni.  (…) 
tutaj ogłaszana jest koncepcja monumentalnego Bezimiennego. 

Lud – praca – ekspresjonizm

Ekspresja u  Eggera-Lienza przystaje do ekspresjonizmu jako kierunku 
i tych jego cech, które odnoszą się do wartości: ludu i mistycyzmu. Nurty 
ekspresyjne były tuż obok, widoczne w Wiedeńskiej Secesji, a niedaleko, 
w Niemczech, powstał kierunek nazwany ekspresjonizmem (termin poja-
wił się w Niemczech w 1910 r., a w 1911 r. został użyty w katalogu Ber-
lińskiej Secesji. Warto dodać, że z początkiem wieku wśród znaczących 
ośrodków awangardy i  ekspresjonizmu było bliskie Eggerowi-Lienzowi 
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Monachium). Zrodził się on m.in. jako „reakcja przeciwko dziewiętna-
stowiecznemu materializmowi i  panującym tendencjom laicyzującym 
we Francji i w Niemczech”, a „z poczucia, że wielkie stulecie umiera – 
nastąpiło odrodzenie mistycyzmu” (Willett, 1976, s. 14). Interesowano się 
Dürerem, Grünewaldem i El Grekiem, czytano Dostojewskiego, Schopen-
hauera i listy van Gogha i pojawiła się „wielka fala uczucia, niekiedy praw-
dziwego i gwałtownego, niekiedy fałszywego i konwencjonalnego lub po 
prostu nieuczciwego, która przeszła przez Europę i Północną Amerykę” 
(Willett, 1976, s.  16). Idee ekspresyjnego przekazu w  sztuce rodziły  się 
w zmienionej technologicznie codzienności, która kształtowała nowy ład, 
ale budziła tak nadzieję, jak i  lęk. Obawy wyraziły się w  obrazowaniu, 
w którym znaczenie miał krzyk – ten dosłownie pojawił się w obrazach 
Muncha, ale uwidocznił się także w doborze barw zgrzytliwych, w moc-
nych konturach, liniach skośnych i szarpanych, w dynamicznych układach 
kompozycyjnych. Odniesienia do religii, do motywów z nią związanych, 
w  tym schematów ikonograficznych, wyraźnie się zaznaczyły. Przedsta-
wiano Ukrzyżowanie, Ostatnią Wieczerzę, Jawnogrzesznicę, studiowano 
układy w typie piety (por. Bassie, 2006). „Klasyczni” niemieccy ekspresjo-
niści (raczej związani z dużymi miastami) nie sięgali po postacie chłopów 
(najczęściej pokazywali „po prostu” człowieka), ale tam, gdzie rys ekspre-
sjonistyczny wszedł w sztukę krajów i regionów ceniących idee narodowe 
czy wartości lokalne, opowieść o człowieku toczyła się wokół ludzi, któ-
rzy te rejony zajmowali; tam właśnie lud, w tym też odzież ludowa, miały 
spore znaczenie.

Malarstwo z Alpami w tle

Jednym z  powodów sięgania przez Eggera-Lienza po motywy i  ubiór 
chłopski jest ten może najbardziej szlachetny i najoczywistszy – artysta 
tworzył w  okolicach Tyrolu, a  zgodnie z  tzw. prawdą obrazu powinien 
był (co czynił) malować to, co widział, i tych, których widział. Jak podają 
badacze jego twórczości, malarz zawsze potrzebował rzeczywistych moty-
wów (przedmiotów, postaci) jako wzoru, a podstawą charakterystyki osób 
byli dla niego bliźni: nie mieszkańcy Monachium czy Wiednia, a „kobiety, 
mężczyźni, dziewczęta i  chłopcy w Sarnthein, St. Leonhard w Passeier 
czy w Langenfeld w Ötztal” (Ammann, 2001, s. 15).

Także surowość przedstawień u  Albina wydaje się mocno czerpać 
z otoczenia, przede wszystkim z  tyrolskiego krajobrazu. Tyrol to region 
w północnych Włoszech i w zachodniej Austrii, a wśród głównych ośrod-
ków kulturalnych Wschodniego Tyrolu jest Lienz. Lienz jest osobny, jest 
oddzielony krętymi drogami i  podjazdami od większych miejscowości. 
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Wokół niego roztacza się krajobraz charakterystyczny dla wysokogórskich 
formacji alpejskich. Malarz w swoich pracach nie wchodził w detale, był 
szorstki, tak jak szorstka jest natura wokoło – tuż obok przecież piętrzą się 
lodowce, rwą strumyki, nieraz ze zboczy zsuwają się połacie ziemi. Inspi-
racje chłopskie, obecne w tym czasie w kulturze, były, owszem, ważne dla 
twórczości artysty, ale ta surowość przedstawień malarskich jest też pier-
wotna, wyniesiona z klimatu, ducha gór. Tyrol ma tu znaczenie. 

Zarazem trzeba przypomnieć, że „mapa” połączeń kulturowych tego 
okresu przechodzi również przez wątek Alp, bo wskazywane tu wspólne 
zainteresowania objawiają się także w tym motywie, w szczególności u Hod-
lera. Max Huggler (1965, s. 16) pisał o nim, że to on właśnie stworzył pod-
stawy dla nowego ujęcia krajobrazu, że „dojrzał wielkość i samotność szczy-
tów górskich, szerokie przestrzenie dolin, głębokie kotliny jezior”. Tym 
bardziej ciekawa jest (zaznaczona poniżej) kwestia sporu Eggera-Lienza 
o Hodlera. Będąc w Lienz, nie można jednak wątpić, że okoliczne spię-
trzenia górskie wpłynęły na płótna Tyrolczyka (także dosłownie – w obra-
zie Vorfrühling („Przedwiośnie”) artysta uwiecznił lawinę) niezależnie od 
„palmy pierwszeństwa” w inspirowaniu się Alpami przez artystów.

Góry interesowały także i  innych malarzy austriackich. Jednym 
z nich był mający kontakt z Albinem oraz związany z Tyrolem (i podob-
nie wprowadzający w widoki uproszczone figury ludzkie) Alfons Walde 
(1891–1958). Walde rozpoczął karierę w Wiedniu, tu zetknął się z Schie-
lem i Hodlerem, po wojnie wrócił do Kitzbühel i  zajął się malarstwem, 
w którym duże znaczenie ma sceneria wiejska, zwłaszcza zimowa. Einsa-
mer berghof (1935) ujmuje jeden z najbardziej charakterystycznych moty-
wów u Waldego: austriacki domek na ośnieżonych zboczach, przed którym 
ujęta jest postać trzymająca na ręku dziecko. Kobiety w obrazach artysty 
odcinają się od śnieżnych widoków kolorem fartuchów, peleryn (np. czer-
wonych), ubrane są w bufiaste kurtki, mają na głowie kapelusze; panowie 
noszą tradycyjne białe koszule i kamizelki. Obrazy te mają sporo uroku, 
sam autor wykorzystywał je także jako plakaty oraz w reklamie turystycznej 
(Walde uznawany jest za jednego z pierwszych plastyków zajmujących się 
narciarstwem), pokazywane były na licznych międzynarodowych wysta-
wach (por. Kunsthandel Freller). Wiejskie stroje i widoki gór były wielo-
kroć ujmowane także przez Wernera Berga (1904–1981) – artystę pocho-
dzenia niemieckiego, ale mieszkającego w Austrii, który próbował połączyć 
w życiu pasję malowania z pracą na farmie w pobliżu Annabrücke. Jego 
bogate losy, z historią zmagań nie tylko o utrzymanie ziemi, ale i z polityką 
narodowosocjalistyczną, mogą stanowić kolejne świadectwo skomplikowa-
nych relacji sztuki i polityki. Podobnie jak Berg czy Wagner, także Herbert 
von Reyl-Hanisch (1898–1937) – artysta popularny w latach 30. w Niem-
czech i  we Włoszech, a  łączony z  neoromantyzmem, ujmował postacie 
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w stroju ludowym. Portretował ludzi, w stylu Dürera, na tle krajobrazu: 
np. kobietę w  białej bluzce, kamizelce i  długiej spódnicy (Mädchenbild-
nis vor Alpenlandschaft, 1935, il. 3) czy chłopca w białej koszuli, z charak-
terystycznymi szelkami (Knabenportrait in einer Gebirgslandschaft, 1928). 
Tego rodzaju niezwykłe podobizny – poważne, niepokojące chmurnością, 
poniekąd też zmysłowe – robią tym większe wrażenie, że za nimi rozta-
czają się charakterystyczne dla twórczości malarza magiczne góry i doliny, 
które wnoszą w obrazy i ducha romantycznego, i niepokój tamtego okresu. 
Jednocześnie, jak zauważa Ammann (2009, s. 77), piękno postaci u Reyla-
-Hanischa zapowiada idealizm przyszłej doktryny sztuki.

Il. 3. Herbert von Reyl-Hanisch, Mädchenbildnis vor Alpenlandschaft, 1935

Źródło: Pozyskano z: https://de.wikipedia.org/wiki/Herbert_von_Reyl-Hanisch#/media/
Datei:Herbert_von_Reyl-Hanisch_-_M%C3%A4dchenbildnis_vor_Alpenlandschaft_
ca1935.jpg

Wojna i chłopstwo

Pola bitewne na rozległych wzgórzach Col Santo i Coston przypominały 
zaorane pustkowie, ślady wszelkiej ludzkiej pracy zostały tam zatarte. 
Okopy, fortyfikacje, gdzie one są? To była wielka burza i wszystko zrów-
nała z ziemią. (Albin Egger-Lienz, 1916)

Pozycję Albina Eggera-Lienza budowały obrazy z motywami chłopstwa, 
ale dla jego twórczości ogromne znaczenie miało bezpośrednie zetknię-
cie się z wojną. I wątki rolnicze, i wojenne zostały ostatecznie odznaczone 
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w Kaplicy w Lienz: znajduje się w niej Sämann und Teufel („Siewca i dia-
beł”) oraz powtórzony (we fresku) został Den Namenlosen („Bezimienny”) 
(il.  1). Den Namenlosen czy Finale („Finał”) włączają się w  poczet naj-
bardziej poruszających dzieł antywojennych, wśród których znajdują się 
obrazy Maxa Beckmanna czy Otto Dixa. Prace te pokazują skutki wojny 
wielorako: Den Namenlosen (który pierwotnie miał być „monumentalnym 
obrazem wojny światowej” (Kraus, 2014) przedstawia grupę pochylonych, 
posuwających się naprzód żołnierzy. O tym swoim koncepcie Egger-Lienz 
zanotował, że ma oddawać: „Sapanie rozpaczy człowieka wytężonego 
z całych sił” i że może „przypomnieć nam i naszym wnukom o przerażają-
cym oddechu naszych czasów” (za: Kraus, 2014). Missa eroica ujmuje ciała 
leżące (porozrzucane) na polach, a w przerażającym Finale płótno wypeł-
niają powykręcani ludzie – stosy trupów. Ale także i ruch w Die Blinden 
(„Ślepcy”) przypomina motyw rytmicznie kroczących żołnierzy: „Gęsto 
upakowani, kołyszą się po omacku w monumentalnych gestach jako świad-
kowie horroru” (Ammann, 2001, s.  17). W  poruszającym Kriegsfrauen 
(„Kobiety wojny”) artysta pokazał postacie zastygłe w bólu, w żałobie („dla 
nich wojna oznacza cierpienie, ale bez ich udziału” (Museum der Stadt 
Lienz). Ogromne wrażenie wywiera też Die Alten („Starcy”). Na płótnie 
ujęto mężczyzn siedzących na ławkach, pochylonych, wyraźnie zmęczo-
nych życiem, jedna z postaci to już szkielet. To obraz umierania, odcho-
dzenia, beznadziei: postacie nie patrzą przed siebie, ale w dół, zasuszają się 
w sobie. Sugestywna metaforyka tych obrazów tkwi także w połączeniach 
pomiędzy płótnami – np. w nawiązaniach kompozycyjnych czy w podob-
nych elementach obrazu (układ izby i w Kriegsfrauen, i w Die Alten jest bar-
dzo zbliżony, co ma swoją symboliczną wymowę, por. il. 4).

Il.  4. Fragmenty ekspozycji poświęconej Eggerowi-Lienzowi w Zamku Bruck w Lienz. 
Na pierwszym planie zdjęcia po lewej Kriegsfrauen („Kobiety wojny”), dalej Der Krieg 
(„Wojna”). Na fotografii po prawej Die Alten („Starcy”)

Fot. archiwum autorki.
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Do grozy wojny Egger-Lienz nawiąże niejednokrotnie już po niej, 
to z niej zdaje się wywodzić pogłębiająca się surowość postaci, redukcja 
dodatkowych efektów – jak w Die Familie („Rodzina”) powstałej już na 
przełomie 1925 i 1926 r., w której czołowa męska postać patrzy na nas, 
choć równocześnie jest pozbawiona wzroku (spod kapelusza nie widać 
jego oczu – ale może ich nie ma, wszak inne postacie mają tylko wypro-
filowane twarze z  zaledwie zaznaczonymi nosami; wydaje się, że są to 
raczej twarze-maski), co przy skali obrazu robi niezwykłe wrażenie. 
Podobnie jest z Der Tote Christus („Martwy Chrystus”; studium z Zamku 
Bruck powiązane z poruszającą Pietą, oba z 1926 r. (il. 5)), przedstawia-
jące Chrystusa w ujęciu niczym z Mantegny, wstrząsająco samotnego (tu, 
w studium, bez opłakujących, acz w Piecie podobnie osamotnionego, choć 
w towarzystwie).

Il.  5. Dwie odsłony Der Tote Christus z  1926  r.: po lewej Pieta na wystawie w  2023  r. 
w  Muzeum Leopoldów w  Wiedniu (na pierwszym planie rzeźba Ernsta Barlacha); po 
prawej – w Zamku Bruck w Lienz w 2022 r.

Fot. archiwum autorki.

Kobiety wojny, maszerujący chłopi i inni bohaterowie obrazów Eggera
‑Lienzato postacie z ludu, ubrane naturalnie, niebogato, ale zgodnie z tra-
dycją (w tym w słynny tracht). Stroje te nie są paradne, ale na obrazach 
można rozpoznać dirndl (sukienkę), schürze (fartuch), u mężczyzn białą 
koszulę, krótkie (do kolan) lub długie spodnie (lederhosen), wysokie białe 
skarpety, paski lub szelki oraz charakterystyczne buty przypominające 
mokasyny (il.  6). Powracającym akcesorium wpisanym w  strój chłopski 
(który na obrazach malarza noszą i kobiety, i mężczyźni) jest tradycyjny 
kapelusz ze zwężającym się czubkiem. W Feldsegen rolnik ma na sobie 
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kamizelkę, tradycyjną białą koszulę, krótsze spodnie, białe wysokie skar-
pety. Studium Weihbrunn sprengender Bauer („Rolnik sięgający po wodę 
święconą”) ujmuje typową postać farmera w kamizelce, kaftanie i z kape-
luszem o szerokim rondzie. Strój ludowy ma na sobie także rzeźbiarz Carl 
Costenoble (np. w  portrecie z  ok.  1905. Egger-Lienz namalował cztery 
jego podobizny: dwa w stroju historycznym, dwa w tyrolskim (Ammann, 
2001, s. 70).

Il. 6. Przykłady obrazów Eggera-Lienza, w których ubiór ludowy występuje w odmiennej 
tematyce: po lewej Haspinger Anno Neun na wystawie w Zamku Bruck w Lienz w 2022 r.; 
po prawej Generationen oder „Die Familie” w Muzeum Leopoldów w Wiedniu w 2019 r. 

Fot. archiwum autorki.

W niektórych obrazach powód zastosowania odzieży ludowej jest 
oczywisty – część obrazów z dorobku Eggera-Lienza pokazuje ludzi przy 
pracy (np. Ruhende Hirten („Odpoczywający pasterze”). Artysta był też 
autorem koncepcji strojów i  scenografii do spektaklu o  sprawach ludu: 
w 1910 roku stworzył kostiumy do premiery Glaube und Heimat („Wiara 
i dom/ojczyzna”) Karla Schönherra. Na afiszu wymienia się Christopha 
Rotta, rolnika, który w projekcie Eggera-Lienza jest krępej budowy far-
merem ubranym m.in. w krótkie spodnie, białą koszulę i skarpety, patrzą-
cym z dumą na widza (oczywiście także kobiety w rysunkach Tyrolczyka 
ubrane są w tracht).

Pokolenie dalej. Realizm magiczny: idylla, ale nie sielanka

Kiedyś wierzyłam, że malarstwo ma cel, że tworzysz swoją pracę w dużej 
społeczności, po cichu. (…) [dziś] moje obrazy budzą wątpliwości, może 
nikomu nic nie znaczą, (…) Ale teraz ważniejsze byłoby znalezienie 
pracy, dzięki której będę mogła zarabiać, żeby móc żyć. (Wpis w dzien-
niku Hildy Goldschmidt, 1937)
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Egger-Lienz miał swoich uczniów i sam pozostawał w kręgu rozmai-
tych inspiracji (w końcu każda sztuka czerpie z czegoś, nie jest poza cza-
sem, choć może go wyprzedzać). Sprawa jego uczniów wiąże się m.in. 
z historią dotyczącą Hodlera. W roku 1912, w którym Egger-Lienz przyjął 
profesurę na Uniwersytecie w Weimarze, wziął również udział w wysta-
wie monumentalnego malarstwa w Dreźnie. W opisach tej historii uznaje 
się m.in., że artysta – w poczuciu, iż nie został wystarczająco wyróżniony 
w krytyce (w której doceniano Hodlera) – opublikował pod swoim nazwi-
skiem polemiczny esej na temat szwajcarskiego malarza (w rzeczywistości 
autorstwa znajomego, Otto Kunza), co doprowadziło do tzw. sporu Hod-
lera. W tekście tym znalazły się m.in. stwierdzenia, że obrazy Hodlera nie 
powstały z najgłębszego przekonania, podczas gdy twórczość tyrolskiego 
artysty czerpie z natury i jest oryginalna. Rozgłos, który towarzyszył temu 
tekstowi, wyczerpał Eggera-Lienza, który w efekcie po piętnastu miesią-
cach nauczania w Weimarze poprosił o zwolnienie z posady. Jego najbar-
dziej znany uczeń, lojalny wcześniej Rudolf Wacker (1893–1939), odwró-
cił się od swojego mistrza (Matzner, 2008), zdystansował się, uznając go 
także za mało otwartego na sztukę nowoczesną (Drobe, 2021). Kiedy 
w 1913 r. studenci z Weimaru podążyli za swoim profesorem do Tyrolu, 
Wacker nie był jednym z nich (Heimat Blätter, 2018).

Egger-Lienz był mistrzem Wackera i  choć ich malarstwo jest inne, 
łączyło ich dużo, a kształtowało zderzenie z wojną. Wacker po niewoli rosyj-
skiej w 1920 r. udał się najpierw do Berlina, gdzie wszedł w ekspresjonizm, 
a po powrocie do domu skierował się w stronę Neue Sachlichkeit (Nowa 
Rzeczowość), a dokładniej – szczególnej jego wariacji: realizmu magicz-
nego, którego w Austrii stał się jednym z najbardziej znanych przedstawi-
cieli (Heimat Blätter, 2018). Realizm magiczny charakteryzuje się

surrealistyczną atmosferą (…). Przedmioty naszego codziennego świata 
są przedstawiane jako nośniki ukrytego, większego znaczenia. (…) Nie-
które prace zdają się jednak również zapowiadać zagładę kolejnych lat 
(Muzeum Leopoldów).

W różnych teoriach nurt ten jest przeciwstawiany ekspresjonizmowi 
i  niewątpliwie jest związany z  tendencjami klasycyzującymi, jednak 
może mieć także wydźwięk dramatyczny. Wecker kojarzony jest najczęś-
ciej z  precyzyjnie malowanymi martwymi naturami, z  pięknymi rośli-
nami, ale także z  maskami i  motywem lalek. Niepokojące połączenia 
przedmiotów w pustych przestrzeniach nadawały jego obrazom wyraźną 
wymowę symboliczną. Jednak w  jego dorobku można znaleźć także 
sporo krajobrazów, pejzażów małych miasteczek, wąskich, krętych, alpej-
skich uliczek (il. 7).
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Il.  7. Obrazy na wystawie w Muzeum Leopoldów w Wiedniu w 2023  r. wskazujące na 
główne zainteresowania tematyczne Rudolfa Wackera

Fot. archiwum autorki.

Trudność interpretacji dorobku artystów austriackich (podobnie jak 
i  twórców innych narodów związanych z  reżimem) wiąże się z  tym, że 
wyrastając na podobnym gruncie kulturowym, sięgając po te same motywy 
(np. wiejskie) i  operując językiem artystycznym o  podobnej podbudowie 
formalnej, część z nich swoją artystyczną energię trzymała możliwie daleko 
od polityki, inni mniej lub bardziej wyrażali wobec niej sprzeciw, nasycając 
nim (w różnym stopniu) swoje prace, a  jeszcze inni wsparli system nazi-
stowski, choć w samych płótnach czasem trudno to uchwycić. Preferencje 
narodowosocjalistyczne weszły w biogram Franza Augusta Sedlacka (mają-
cego również w dorobku obrazy małych austriackich miasteczek i melan-
cholijne sceny rodzajowe), który choć unikał wypowiedzi politycznych, był 
działaczem  Frontu Ojczyźnianego oraz NSDAP i  był regularnie wysta-
wiany w czasach nazistowskich (Spiegler, 2014). Z kolei Wacker krytyko-
wał reżim i wzywał do czynnego oporu, a po 1938 r. był rewidowany przez 
gestapo i zmarł na zawał po jednym z przesłuchiwań (Rudolf-Wacker.info). 
Inny wywodzący się z Tyrolu malarz, Christian Hess, zamieszkujący Mona-
chium, na początku lat 30. wdarł się w spory z ugrupowaniami prawico-
wymi, w efekcie czego zdecydował się uciekać do Włoch i Szwajcarii (bol-
zano.net/mostra/christian-hess). Jednak w  przypadku części austriackich 
artystów nie da się łatwo ocenić wzajemnej relacji poglądów i sztuki. Trudno 
też rozsądzić rzeczywisty zamiar i późniejszy osąd, gdy podejmowane przez 
nich motywy wpisały się w politykę kulturalną nowego systemu, co spowo-
dowało, że dzisiaj widzimy dane dzieła w kontekście określonego przekazu 
(np. portret Der Jugendmeister Reyla-Hanischa, przedstawiający siostrzeńca 
artysty Bernharda Matta, był pokazywany na wystawie olimpijskiej w Berli-
nie w 1936 roku i drukowany jako pocztówka III Rzeszy (Olympedia); inny 
jego portret przedstawiający drwala drukowany był na kartach pocztowych 
z okazji wystawy w Berlinie w 1939 r. (Akpool).
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W realizmie magicznym, który od lat 20. przyciągał artystów austria-
ckich, zaznacza się tęsknota za intymnością, poezją, plastycy sięgają częś-
ciej do ludowego stroju i motywów urokliwego krajobrazu, malują pik-
niki, rodziny w  plenerach, postacie na tle pejzaży. W  takim „odłamie” 
Nowej Rzeczowości (to szersze określenie obejmuje również wstrząsające 
obrazy Georga Grosza i Otto Dixa) pokazuje się codzienność

bez krytycznej społecznie przenikliwości, bez oskarżeń społecznych. (…) 
wydaje się, że zarówno artyści, jak i  publiczność odczuwają potrzebę 
zablokowania aktualnie toczących się problemów, a nawet ich wyłączenia 
(Ammann, 2009, s. 77).

Il. 8. Heimweg („Droga do domu”) – drzeworyt Wernera Berga z 1933 r. 

Źródło: Pozyskano z: https://www.wernerberg.com/werk/1933-heimweg-1-zustand-637?tx_ 
wbpictures_werkschau%5BbackPid%5D=1&cHash=b8ae70071c9070937313725aac36f3e0

Ta często smutna i gorzka romantyczność wiązała się z trudnościami życia 
i niepokojącą rzeczywistością wokół: „Nasze czasy z pewnością nie są idyl-
liczne”  – pisał Wacker w  1932 roku (za: Ammann, 2009, s.  76)  – kiedy 
„przedstawia się coś idyllicznego, nie jest to pozbawione krytyki. (…) sami 
nie możemy już żyć w idylli”. Austriacko-niemiecki malarz Werner Scholz, 
którego dotknął nazistowski zakaz wystawiania, udał się na emigrację do 
Tyrolu, gdzie skoncentrował się w swej sztuce na prostym życiu mieszkań-
ców wsi. Podobnie Berg, którego dotknęła nazistowska dezaprobata wobec 
ekspresjonistycznej twórczości, zaczął poszukiwać form bliższych natu-
rze, a z czasem „obiektywne przedstawienie wiejskiego życia zajęło miej-
sce pierwotnej fascynacji artysty niemal egzotycznym archaizmem” (Wer-
nerberg Museum, il. 8). Ostatecznie ekspresyjny rys modernistycznej sztuki 
spowodował jednak, że niezależnie od koncentracji na spokojnych tematach 
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i ujęciach codzienności (w tym ludzi z regionów i wiejskich krajobrazów), 
artyści ci zmierzyli się z odrzuceniem, czasem drastycznym. Dla przykładu: 
twórczość Berga zaczęła być postrzegana najpierw jako „niestosowna dla 
dobra ludu”, w końcu trafiła na listę „sztuki zdegenerowanej”, a w 1936 r. 
„Hoffmann, funkcjonariusz ministerstwa propagandy (…) oświadczył 
z oburzeniem, że obrazy Wernera Berga należy «wymazać» ze sztuki nie-
mieckiej” (Wernerberg Museum). 

Niebezpieczna ocena ludowości 

Historia i polityka dotknęła też Eggera-Lienza, choć inaczej niż Berga. Arty-
sta zmarł w 1926 r., gdy nazizm wciąż się umacniał, mimo to na długie lata 
jego obrazy połączono z optyką systemu. Stało się tak również z powodu 
ubioru bohaterów jego obrazów: chłopskie motywy pasowały narodowym 
socjalistom, a strój ludowy został wykorzystany do uwypuklenia podziału 
na pożądanych i niepożądanych obywateli (por. Kaplan, 2022).

„Albin Egger-Lienz prawdopodobnie nigdy nie miał wyobrażenia 
o sobie, że jest «artystą politycznym»” – zauważa Robert Holzbauer (2008, 
s.  55) – „jednak jego twórczość jest oceniana znacznie bardziej według 
kryteriów politycznych niż twórczość innych współczesnych austriackich 
artystów”. Na tę sytuację złożyły się różnorodne okoliczności: od uzna-
nia „rolniczych” obrazów Eggera (np. Lew Trocki miał w opisie wystawy 
Wiedeńskiej Secesji zaznaczyć, że Siewcy Albina „są niewątpliwie w naj-
wyższym stopniu doskonałymi «malowidłami ściennymi»” (Holzbauer, 
2008, s. 55), przez popularność jego obrazów wojennych (dobrze wpisu-
jących się w politykę reżimu. Niektóre jego dzieła były przecież oficjalnie 
zaprzęgnięte w propagandę – w okresie jego pracy w Bolzano), w końcu 
informację o  śmierci artysty w  faszystowskiej gazecie „Alpenzeitung” 
(06.11.1926). Szersze uznanie Eggera-Lienza jako artysty „zgodnego 
z systemem” rozpoczęło się w 1934 r. od interpretacji polityki kulturalnej 
Alfreda Rosenberga i  Josepha Goebbelsa, kiedy wśród artystów pożąda-
nych wymieniono m.in. „tyrolskiego Eggera-Lienza”. Jego obrazy poka-
zywane były na wystawach w okresie reżimu (np. na wystawie NSDAP 
w  1938  r. (ZVAB)). Wokół nich w  czasie wojny toczyły się też trudne 
uzgodnienia związane z ich umiejscowieniem, a po wojnie – z ich włas-
nością (dotyczące też kolekcji Rudolfa Leopolda). W ich toku pojawiło się 
m.in. wskazanie, że wpisanie obrazów Eggera-Lienza w ideologię nazi-
stów zależało od ich motywów, że ceniono obrazy rolnicze i np. Mittages-
sen (Obiad z 1910 r.), ale już niekoniecznie wojenne (Trenkler, 2002). 

Jak podkreśla się obecnie, nie ma uzasadnienia twierdzenie, że Adolf 
Hitler lubił sztukę Eggera-Lienza. „Wolał obrazy z  końca XIX wieku. 
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W monachijskim mieszkaniu Hitlera wisiały obrazy Franza von Lenba-
cha, Franza von Stucka (…) cenił Defreggera” (Holzbauer, 2008, s. 56). 
Kiedy obraz artysty Mann und Weib („Mężczyzna i kobieta”) został ofia-
rowany Hitlerowi z  okazji urodzin, przekazał go Państwowej Galerii 
Karyntii, zamiast zachować do własnej kolekcji. Jednak wskazane tu sytu-
acje sprawiły, że Egger-Lienz został uznany na zachodzie za prekursora 
malarstwa narodowosocjalistycznego. Tymczasem, jak zauważa Holz-
bauer (2008, s. 27), „​nazistowska polityka kulturalna jako całość sprawiła, 
że wiele najważniejszych dzieł Eggera-Lienza nie było w ogóle wystawia-
nych”, a w 1944 r. „w «Grazer Tagespost» zinterpretowano twórczość arty-
sty jako nadzieję na opór wobec hitlerowskiego terroru”. 

Dzisiaj twórczość Eggera-Lienza jest na powrót omawiana. Włączana 
jest także do nurtów modernistycznych (podobnie jak jego kolegów i ucz-
niów), choć sam artysta, patrząc na notatki Wackera, mógłby mieć z  tym 
problem. Jednak pokazywanie przez Tyrolczyka codzienności rodzin czy 
rolników podczas prac, włączenie jego obrazów w propagandę (która była 
częścią koncepcji politycznych) – to wszystko wciąż kładzie się cieniem na 
twórczości artysty. Przykładem tego może być strona Google Arts & Culture, 
gdzie pod hasłem „Art of the Third Reich” pokazywany jest obraz Eggera-
-Lienza przedstawiający posiłek rodziny (Mittagessen), z adnotacją, że powód 
tej ilustracji wynika z faktu, że temat dzieła odpowiadał polityce kulturalnej 
nazizmu, a Hitler doceniał jego mistrza, Defreggera, którego jednak przy-
kładów prac Google Art Project nie posiada (zob. Google Arts & Culture).

Można też dodać, że owa ludowość, idąca za tym surowość, prostota, dosad-
ność przedstawień, nie przysłużyła się Eggerowi-Lienzowi także z  innego 
powodu. Jego ostatni projekt, dekoracja Kriegergedächtniskapelle w Lienz, 
a dokładnie znajdujący się tam obraz Chrystusa Zmartwychwstałego (Der 
Auferstandene), spotkał się z tak dużym sprzeciwem duchowieństwa (ujęto 
je w zarzucie niezgodności z przyjętą powszechnie ikonografią), że kaplicę 
miano obłożyć interdyktem i  na kilkadziesiąt lat została ona  wyłączona 
z możliwości sprawowania tam obrzędów religijnych (por. Pizzinini, 1996).

Modernizm i regionalizm

Dyskursy wokół twórczości Eggera-Lienza, ujmujące, jak tutaj, szersze roz-
poznania warunków zaistnienia takiego rodzaju sztuki, nie powinny jed-
nak budować wrażenia, że jest to malarstwo li tylko charakterystyczne dla 
epoki czy dla określonej formy wyrażania się (choć, jak próbowano tu wyka-
zać, samo połączenie wątków wydaje się mieć typową naturę). Wystarczy 
bowiem wejść do sali Muzeum Leopoldów w Wiedniu poświęconej wojnie 
i zobaczyć przestrzeń, w której prezentowane są obrazy artysty – zestawione 
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z pracami Käthe Kollwitz i Ernsta Barlacha – aby zobaczyć ich siłę i inność. 
Podkreślany już wcześniej monumentalizm, sugestywna prostota tych dzieł 
sprawia, że choć w pewnych kadrach stanowić mogą tło dla zgromadzonych 
tam rzeźb, wcale nie ustępują im mocy, choć przecież jako płótna mogły być 
zorganizowane tylko dwuwymiarowo. 

W podsumowaniu warto zaznaczyć, że podejmowane w tym artykule 
wątki stroju wiejskiego, ludowości i natury wiążą się niewątpliwie z two-
rzeniem przez wymienionych w  artykule artystów poza wielkimi mia-
stami, co wpłynęło na wykształcenie się ciekawej mieszanki: moderni-
stycznej, ekspresyjnej stylistyki i ujęć codzienności w  regionach. Artyści 
ci, jak to podkreślono przy okazji wystawy malarstwa w Karyntii i Tyrolu 
w Zamku Bruck (museum-schlossbruck.at, 2019):

odnaleźli w miejscach swojej edukacji najbardziej formacyjne bodźce i związki 
z  międzynarodowym modernizmem, a  po powrocie ze studiów w  dużych 
miastach (…) próbowali pośredniczyć między nową sztuką a  tradycyjną, 
regionalną kulturą. Pomimo często niesprzyjających okoliczności, ich praca 
w tkance społecznej regionu stanowi czynnik kulturowy, który trwa do dziś.

Wskazywane w  tym artykule powinowactwa „rewolucja  – prawa 
ludzi  – ludowość  – ekspresjonizm” należy odnieść do tradycji wcześ-
niejszych, do Bruegla i  do innych twórców rodzajowych pokazujących 
świat przez pryzmat natury chłopskiej (dalej zaś do romantyków, senty-
mentalnych realistów czy rosyjskich Pieriedwiżników). W układach tego 
typu można wskazać też np. na powiązanego z Eggerem-Lienzem Hod-
lera i jego symboliczne obrazy o przemijaniu z motywami postaci w stro-
jach chłopskich. Samo połączenie jest tu zatem zrozumiałe i  niezaska-
kujące: trudny czas + obrazy o szorstkiej naturze, rytmie życia i śmierci 
+ strój chłopski + język artystyczny: ekspresja, ekspresjonizm. Efektem 
jest tu jednak (o czym warto pamiętać) sztuka wiele mówiąca o człowieku 
i twórczość nieraz bardzo oryginalna, często także poruszająca, a przynaj-
mniej niepozwalająca pozostać wobec niej obojętnym.

Bibliografia

Akpool (b.d.). Künstler Ansichtskarte / Postkarte Reyl Hanisch, Der Holzfäller, 
Ausstellung Berge, Menschen und Wirtschaft d. Ostmark 1939. Pozyskano z: 
https://www.akpool.de/ansichtskarten/31240102-kuenstler-ansichtskarte-
-postkarte-reyl -hanisch-der-holzfaeller-ausstellung-berge-menschen-und-
-wirtschaft-d-ostmark-1939 (dostęp: 29.09.2023).

Alpenzeitung (1926, 6  listopada). Pozyskano z: https://digital.tessmann.
it/tessmannDigital/digitisedJournalsArchive/page/journal/26/1/06.11. 
1926/106971/5 (dostęp: 21.09.2023).

https://www.akpool.de/ansichtskarten/31240102-kuenstler-ansichtskarte-postkarte-reyl-hanisch-der-holzfaeller-ausstellung-berge-menschen-und-wirtschaft-d-ostmark-1939
https://www.akpool.de/ansichtskarten/31240102-kuenstler-ansichtskarte-postkarte-reyl-hanisch-der-holzfaeller-ausstellung-berge-menschen-und-wirtschaft-d-ostmark-1939
https://www.akpool.de/ansichtskarten/31240102-kuenstler-ansichtskarte-postkarte-reyl-hanisch-der-holzfaeller-ausstellung-berge-menschen-und-wirtschaft-d-ostmark-1939


Beata Bigaj-Zwonek – Strój ludowy jako nośnik nastrojów społecznych

171

Ammann, G. (2001). Albin Egger-Lienz. Bemerkungen zur Sammlung im mus-
eum der Stadt Lienz Schloss Bruck (artykuł wstępny). W: G. Ammann (red.), 
Albin Egger-Lienz 1868–1926. Bestandskatalog der Sammlung im Museum der 
Stadt Lienz Schloss Bruck. Lienz: Museum der Stadt Lienz Schloss Bruck.

Ammann, G. (red.) (2001). Albin Egger-Lienz 1868–1926. Bestandskatalog der 
Sammlung im Museum der Stadt Lienz Schloss Bruck. Lienz: Museum der 
Stadt Lienz Schloss Bruck.

Ammann, G. (2009). Bedrohung und Idylle. Das Menschenbild in Österreich 
1918–1938. Museum der Stadt Lienz Schloss Bruck. 

Bassie, A. (2006). Ekspresjonizm, tłum. J. Tyczyńska. Warszawa: Firma Księ-
garska Jacek i Krzysztof Olesiejuk.

Drobe, Ch. (2021). Portrait of Ilse by Rudolf Wacker. Pozyskano z: https://
craace.com/2021/11/30/artwork-of-the-month-november-2021-portrait-
-of-ilse-by-rudolf-wacker-1926/ (dostęp: 15.09.2023).

Egger-Lienz archiv (b.d.). Pozyskano z: https://www.egger-lienz-archiv.com/ 
(dostęp: 30.08.2023).

Egger-Lienz, A. (1916). Das Kriegserlebnis des Künstlers. W: A. Egger-Lienz 
i R. Wacker, Lehrer und Schüler, Heimat Blätter, nr 82/2018, 16.

Farago, J. (2018). Walk Through This Exhibition With Dread. You Know 
Where It Leads. The New York Times. Pozyskano z: https://www.nyti-
mes.com/2018/04/05/arts/design/-before-the-fall-review-german-and-
-austrian-art-neue-galerie.html (dostęp: 20.08.2023).

Goldsmitch, H. (1937). Za: G. Ammann (2009). Bedrohung und Idylle. Das Men-
schenbild in Österreich 1918–1938. Museum der Stadt Lienz Schloss Bruck.

Google Arts & Culture (b.d.), Art of the Third Reich. Pozyskano z: artsandcul-
ture.google.com/usergallery/art-of-the-third-reich/cgJyMXfZvBX6LA?hl 
=en (dostęp: 22.09.2023).

Holzbauer, R. (2008). Kunst und Politik. Egger-Lienz und die Ideologen. 
W: A. Egger-Lienz. 1868-1926. Vienna: Leopold Museum.

Huggler, M. (1965). W: Sztuka szwajcarska. Warszawa: Muzeum Narodowe, 
15–27. 

Husslein-Arco, A., Pereña, H., i Koja, S. (2014). Totentanz: Egger-Lienz und 
der Krieg. Ausstellungskatalog, Belvedere, Wien.

Kaplan, J.C. (2022). Lederhosen, Dirndl, and a Sense of Belonging: Jews and 
Trachten in Pre-1938 Austria. DOI: 10.1080/14759756.2022.2141037.

Koller Auktionen (2014). Albin Egger-Lienz. Pozyskano z: https://www.kol-
lerauktionen.ch/de/312727-0001-----5036-EGGER-LIENZ_-ALBIN-_
Stribach-5036_139225.html (dostęp: 21.09.2023).

Kunsthandel Freller (2022). Albin Egger-Lienz und Alfons Walde. Pozyskano z: 
http://www.kunsthandel-freller.at/wp-content/uploads/2022/03/FRELLER_
WaldeEgger-Lienz_blatterkatalog-doppelseiten.pdf (dostęp: 20.09.2023).

Matzner, A. (2008). Albin Egger-Lienz. Tiroler Bauern und universelle Themen. 
Pozyskano z: https://artinwords.de/albin-egger-lienz/ (dostęp: 27.08.2023).

https://craace.com/2021/11/30/artwork-of-the-month-november-2021-portrait-of-ilse-by-rudolf-wacker-1926/
https://craace.com/2021/11/30/artwork-of-the-month-november-2021-portrait-of-ilse-by-rudolf-wacker-1926/
https://craace.com/2021/11/30/artwork-of-the-month-november-2021-portrait-of-ilse-by-rudolf-wacker-1926/
https://www.nytimes.com/2018/04/05/arts/design/-before-the-fall-review-german-and-austrian-art-neue-galerie.html
https://www.nytimes.com/2018/04/05/arts/design/-before-the-fall-review-german-and-austrian-art-neue-galerie.html
https://www.nytimes.com/2018/04/05/arts/design/-before-the-fall-review-german-and-austrian-art-neue-galerie.html
https://artsandculture.google.com/usergallery/art-of-the-third-reich/cgJyMXfZvBX6LA?hl=en
https://artsandculture.google.com/usergallery/art-of-the-third-reich/cgJyMXfZvBX6LA?hl=en
https://artsandculture.google.com/usergallery/art-of-the-third-reich/cgJyMXfZvBX6LA?hl=en
https://austria-forum.org/af/AustriaWiki/Agnes_Husslein
https://doi.org/10.1080/14759756.2022.2141037
https://www.kollerauktionen.ch/de/312727-0001-----5036-EGGER-LIENZ_-ALBIN-_Stribach-5036_139225.html
https://www.kollerauktionen.ch/de/312727-0001-----5036-EGGER-LIENZ_-ALBIN-_Stribach-5036_139225.html
https://www.kollerauktionen.ch/de/312727-0001-----5036-EGGER-LIENZ_-ALBIN-_Stribach-5036_139225.html
http://www.kunsthandel-freller.at/wp-content/uploads/2022/03/FRELLER_WaldeEgger-Lienz_blatterkatalog-doppelseiten.pdf
http://www.kunsthandel-freller.at/wp-content/uploads/2022/03/FRELLER_WaldeEgger-Lienz_blatterkatalog-doppelseiten.pdf
https://artinwords.de/albin-egger-lienz/


Wokół stroju w kulturze – Kultura artystyczna

172

perspektywy kultury /
perspectives on culture
No. 43 (4,2/2023) 

Museum der Stadt Lienz: Tablice towarzyszące wystawie Eggera-Lienza 
(udokumetowane w 2022).

Muzeum Leopodów w Wiedniu. Tablica Między magią a rzeczywistością (udo-
kumetowana w 2023).

Olympedia (bd.). Herbert von Reyl. Pozyskano z: https://www.olympedia.org/
athletes/920099 (dostęp: 27.09.2023).

Paech, G. (1927). Egger-Lienz. Im Sächsischen Kunstverein. W: Dresdner 
Neueste Nachrichten. Za: C. Kraus (2014), And yet there was Art! Austria 
1914-1918. Exhibition catalogue. Vienna: Leopold Museum. Pozyskano z: 
https://www.egger-lienz-archiv.com/en/albin-egger-lienz-the-nameless/) 
(dostęp: 12.09.2023).

Pizzinini, M. (1996). Kriegergedächtniskapelle Lienz – das Interdikt besteht 
nicht mehr, Osttiroler Heimatblatter, 10–11.

Rudolf-Wacker.info (b.d.). Rudolf Wacker (1893–1939). Biography. Pozyskano 
z: http://rudolf-wacker.info/en/biography (dostęp: 12.09.2023).

Schloss Bruck. Museum der Stadt Lienz (2019). 2019: Wege in die Moderne. 
Pozyskano z: https://www.museum-schlossbruck.at/aktuelles-ausstellungen 
/archiv/426-die-moderne-in-tirol-und-kaernten.html (dostęp: 21.09.2023).

Schweighofer, M. (2021). Zeugnis einer Künstlerfreundschaft zwischen Albin 
Egger-Lienz und Franz von Defregger, Kinsky Journal, 10, 45–47.

Stadt Imst (b.d.). Von Diemer bis Scheiring. Das Tiroler Oberland in der Malerei 
1880–1930. Pozyskano z: https://www.imst.tirol.gv.at/MiB_2015_-_Die-
mer (dostęp: 21.09.2023).

Trenkler, T. (2002). Das Gieren nach Albin Egger-Lienz. Eine Recherche 
über den Fotoarchivfund aus der NS-Zeit (Oktober 2001), Der Standard. 
Pozyskano z: https://www.derstandard.at/story/751404/das-gieren-nach-
-albin-egger-lienz (dostęp: 21.09.2023).

Wernenberg Museum. Biography 1904–1942. Pozyskano z: https://www.wer-
nerberg.museum/en/werner-berg/biography-1904-1942.html (dostęp: 
30.08.2023).

Willett, J. (1976). Ekspresjonizm, tłum. M.  Kluk. Warszawa: Wydawnictwa 
Artystyczne i Filmowe.

ZVAB (b.d.). Die Kunst im Dritten Reich 2. Jahrgang Folge 7 Juli 1938 * Egger-
-Lienz. Pozyskano z: https://www.zvab.com/erstausgabe/Kunst-Dritten-
-Reich-Jahrgang-Folge-Juli/22900822127/bd (dostęp: 30.09.2023).

Beata Bigaj-Zwonek  – absolwentka Wydziału Grafiki ASP w  Krako-
wie, posiada dorobek twórczy w zakresie malarstwa i  grafiki. Przewody 
naukowe realizowała na Wydziale Malarstwa ASP w Krakowie. Jest profe-
sorem Uniwersytetu Ignatianum w Krakowie. Swoje obrazy prezentowała 
na ponad stu wystawach – indywidualnych i wielu zbiorowych, w Polsce 
i za granicą. Jest laureatką grantów artystycznych i konkursów malarskich. 
Jej dorobek naukowy wiąże się z wiedzą o sztuce i kulturą artystyczną.

https://www.olympedia.org/athletes/920099
https://www.olympedia.org/athletes/920099
http://rudolf-wacker.info/en/biography
https://www.museum-schlossbruck.at/aktuelles-ausstellungen/archiv/426-die-moderne-in-tirol-und-kaernten.html
https://www.museum-schlossbruck.at/aktuelles-ausstellungen/archiv/426-die-moderne-in-tirol-und-kaernten.html
https://www.imst.tirol.gv.at/MiB_2015_-_Diemer
https://www.imst.tirol.gv.at/MiB_2015_-_Diemer
https://www.wernerberg.museum/en/werner-berg/biography-1904-1942.html
https://www.wernerberg.museum/en/werner-berg/biography-1904-1942.html
https://www.zvab.com/erstausgabe/Kunst-Dritten-Reich-Jahrgang-Folge-Juli/22900822127/bd
https://www.zvab.com/erstausgabe/Kunst-Dritten-Reich-Jahrgang-Folge-Juli/22900822127/bd


Wokół stroju w kulturze – Kultura artystyczna

173

perspektywy kultury /
perspectives on culture

No. 43 (4,2/2023) 

Grzegorz Wnęk
http://orcid.org/0009-0008-7311-6780

Akademia Sztuk Pięknych im. Jana Matejki w Krakowie
wnek.art@gmail.com

DOI: 10.35765/pk.2023.430402.12

Szczególne związki obrazu z ubiorem

S t r e s z c z e n i e

W tekście rozpatrywałem temat relacji obrazu i ubioru. Na wstępie przedstawi-
łem zarys historii problemu oraz różne strony zagadnienia ikonografii ubioru 
jako współczesnego wykorzystania stroju na wybranych postawach artystycz-
nych z polskiej sztuki współczesnej. Skupiłem się w szczególności na charak-
terystyce tematu jako elementu zakrywania, ukrywania, mistycznego traktowa-
nia rzeczywistości czy jako ważnej części wspomnienia. Omawiając ikonografię 
ubioru w malarstwie, skoncentrowałem się na przykładach ze sztuki współczes-
nej, ze szczególnym uwzględnieniem sztuki polskiej, poszerzonej o  postacie 
historyczne, zestawiając tradycję ze współczesnością. Kolejno przedstawiłem 
w krótkiej formie, jak poszczególni artyści odnosili się do problematyki ubioru 
w obrazie. Zarysowałem różnorodne możliwości użycia stroju w malarstwie, 
na wielu płaszczyznach. W tekście zwróciłem uwagę na twórczość m.in.: Jana 
Matejki, Zofii Stryjeńskiej, Tadeusza Kantora, Beaty Białeckiej, Aldony Mickie-
wicz, Zbigniewa Bajka, Jarosława Kawiorskiego oraz Mirosława Sikorskiego. 
Poruszyłem także zagadnienie body artu i tatuażu jako specyficznego rodzaju 
ubioru malowanego, zdobiącego ciało. Na zakończenie przedstawiłem przy-
kłady ubioru jako elementu autoprezentacji i autokreacji w twórczości malarki 
Fridy Kahlo oraz zagadnienia relacji obrazu w przestrzeni ubioru, wskazując 
na twórczość m.in.: Chiharu Shiota, Nicka Cave’a, Leung Mee-Ping. Krótki 
zarys bogatego tematu nie miał na celu wyczerpania tej problematyki, lecz upo-
wszechnienie i wskazanie na wielostronne, wieloaspektowe i różnorodne relacje 
oraz związki obrazu z ubiorem, które są w stanie permanentnych zmian, podą-
żając za najnowszymi trendami w sztuce współczesnej. Ubiór w tej relacji staje 
się jednocześnie ważnym elementem kreacji artystycznej osobowości.

S Ł O WA  K LU CZE   : 	 malarstwo, ubiór, ikonografia, obrazowanie, strój

A B S TR ACT

The Special Relationship of Clothing and Image

The text deals with the relationship between image and clothing. At the begin-
ning, I present an outline of the history of the iconography of clothing and var-
ious aspects thereof as a contemporary use thereof in selected artistic attitudes 

Sugerowane cytowanie: Wnęk, G. (2023). Szczególne związki obrazu z ubiorem. Creative-Commons CREATIVE-COMMONS-BY Perspek-
tywy Kultury, 4/2(43), ss. 173–191. DOI: 10.35765/pk.2023.430402.12
Nadesłano:  15 .09 .2023	 Zaakceptowano:  28 .10 .2023



Wokół stroju w kulturze – Kultura artystyczna

174

perspektywy kultury /
perspectives on culture
No. 43 (4,2/2023) 

from Polish contemporary art. In particular, I  focused on the characteristics 
of the subject as an element of covering, hiding, and mystical treatment of 
reality, or as an important part of memory. When discussing the iconogra-
phy of clothing in painting, I  focused on examples from contemporary art, 
with special emphasis on Polish art, expanded to include historical figures, 
juxtaposing tradition and modernity. I briefly presented how individual art-
ists approached the theme of clothing in painting. I outlined the various pos-
sibilities of using costume in painting, on many levels. I  drew attention to 
the works of, among others: Jan Matejko, Zofia Stryjeńska, Tadeusz Kantor, 
Beata Białecka, Aldona Mickiewicz, Zbigniew Bajek, Jarosław Kawiorski and 
Mirosław Sikorski. I also touched on body art and tattooing as a specific type 
of painted clothing that decorates the body. Finally, I presented examples of 
some aspects of clothing as elements of self-representation and self-creation 
in the work of the painter Frida Kahlo and the issues of the relationship of the 
image in the space of clothing, referring to the work of, among others: Chiharu 
Shiota, Nick Cave and Leung Mee-Ping. A brief outline of this extensive topic 
was not intended to exhaust the subject, but to popularize and point out the 
multifaceted, multi-layered and diverse relations and relationships between 
image and clothing, which are in a  state of constant change, following the 
latest trends in contemporary art. In this relationship, clothing becomes an 
important element in the creation of artistic personality.

K E Y W O R D S :  	painting, clothing, iconography, imaging, dress

Ikonografia ubioru w malarstwie – zarys problemu ze 
szczególnym uwzględnieniem sztuki współczesnej

Celem artykułu jest zarysowanie szeroko rozumianej relacji obrazu 
i  ubioru. Zostaną w  nim przedstawione różne aspekty tej problematyki 
oraz wskazane przykłady – pochodzące zarówno z tradycji, jak i współ-
czesności – pokazujące, że w tych relacjach istnieją różnorodne wzajemne 
odniesienia, na różnych poziomach zależności, zmieniające się w czasie.

W tekście omówiono szerzej przykłady sztuki polskiej, należy jednak 
zaznaczyć, że problematyka tu poruszana nie wiąże się z podziałem na 
twórczość krajową czy międzynarodową, ponieważ we współczesnym 
świecie dostępność i wpływ danej sztuki są w zasadzie pozbawione gra-
nic informacyjnych.
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Kontekst historyczny zagadnienia

Obraz jako nośnik historii ubioru. Ubiór jako element 
obrazu

Z jednej strony ubiór może wpływać na treść obrazu, z drugiej – obraz ma 
ogromny wpływ na zmiany zachodzące w ubiorze, a także na zachowanie 
i archiwizację wizerunku historycznych strojów.

Ubrania w  malarstwie występują od zamierzchłej przeszłości. Już 
w  malarstwie prehistorycznym widzimy ludzi ubranych (Art Histery, 
2011)  – przykładem niech będzie sztuka naskalna w  Afryce na Saha-
rze (Oaza Dachla, stanowisko w  Abu Ballas). Obrazowania człowieka 
były stylizowane, forma postaci uproszczona, a ubrania widoczne. Nie-
kiedy (Abu Ballas), przy bardziej precyzyjnie oddanych figurach, można 
dostrzec nawet detale ubioru (Polkowski, 2016, s. 57–59).

W malarstwie figuralnym różnych epok strój pojawia się z różnych wzglę-
dów: mógł być częścią portretu, sceny batalistycznej, wzbogacającym przed-
stawienie i budującym kompozycję. Często był istotnym elementem zna-
czeniowym obrazu, wskazującym drogę interpretacji dzieła sztuki, pomagał 
twórcy w budowaniu narracji. Poprzez ubiór ujęty w projekcie artystycznym 
można prześledzić, jakie stroje człowiek nosił w danym czasie – ewolucje 
ubioru można obserwować np. w dziełach pozostawionych przez twórców 
sztuki minojskiej czy egipskiej. Tego typu relacje ubioru i obrazu potwier-
dzają fakt, że obraz nie tylko jest nośnikiem artystycznej wizji, ale również 
przechowuje informacje o kulturze, może być swoistą „kapsułą czasu”. 

Jednocześnie znajomość ubioru historycznego pomaga również dato-
wać dane dzieło sztuki, a analiza kostiumologiczna jest jednym z elemen-
tów wpływających na odczytanie obrazu.

Jeśli możemy dokonać analogii, zgodnie z którą obraz jest malowany 
na podobieństwo człowieka (parafrazując słowa z Biblii (Biblia Jerozolim-
ska, 2000, Rdz 1,27), to ubiór towarzyszy temu od zarania, a w praktyce 
malarskiej był i jest bardzo istotnym składnikiem obrazu. 

Tak jak w określonej kulturze ubiór pełnił funkcję wyznacznika stanu, 
pozycji materialnej czy cechu, tak też w obrazie strój może mieć różne 
zadania. Może być częścią malowanej sceny, ale też być głównym moty-
wem i najważniejszym elementem kompozycji. Raz detale stroju nadają 
rytm w obrazie, tworzą migotanie i miękkość materii, przenikanie i przej-
rzystość form, innym razem strój zasłania, zakrywa, wprowadza tajem-
nicę do obrazu. Sztuka zatem, zajmując się człowiekiem, jednocześnie 
zajmuje się ubiorem, będąc bardzo cennym, przefiltrowanym przez oso-
bowość i wrażliwość artysty nośnikiem informacji o modelu, wyglądzie, 
ówczesnej modzie i obyczajach.
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Rola ubioru w relacjach międzyludzkich na przestrzeni czasu się zmie-
nia. Przykładowo dzisiejsza kultura określona przez krytykę artystyczną 
szczególnie uwypukla seksualność i płeć, a w związku z tym ubiór scho-
dzi na plan dalszy. Prawdopodobnie wcześniej, gdy te aspekty nie były tak 
ważne, to właśnieubiór był jednym z najważniejszych elementów we wza-
jemnych relacjach osobistych (Martin i Koda, 1993, s. 30).

Istnieją także relacje obrazu i  ubioru odnoszące się do powiązań 
obrazu i mody. Ubiór jest częścią sztuki i moda również może być częścią 
sztuki. Strój niejednokrotnie ma przede wszystkim ozdabiać człowieka, 
a  jego pierwotna rola zakrywania i  chronienia przed zimnem zostaje 
odsunięta na plan dalszy. Wielokrotnie możemy także obserwować bez-
pośrednie połączenia obrazu i mody. 

Przykładem na powiązanie ubioru, a szerzej mody, z malarstwem może 
być kolekcja Yves’a Saint Laurenta z  roku 1965/1966, stylistycznie bliska 
malarstwu Pieta Mondriana, a także jego rok późniejsza kolekcja poświę-
cona Andy’emu Warholowi, Royowi Lichtensteinowi oraz Tomowi Wessel-
manowi (Jatczak, 2013, s. 48). Również współpraca artystów z projektantami 
jest obecnie częstym działaniem, które ma na celu odnowienie, uatrakcyj-
nienie marki. Potwierdzeniem są współprace takich artystów jak Takashi 
Murakami czy Damien Hirst z marką Luis Vuitton (Jatczak, 2013, s. 49).

Strój zatem sam w  sobie może być dziełem sztuki współczesnej lub 
będąc elementem tradycji, kultury  – być wehikułem czasu. Znalazł się 
na „piedestale” dzisiejszej kultury, będąc zarazem czymś nietrwałym, 
ale również stał się fragmentem rewolucji artystycznej. Jest pokazywany 
w muzeach, jako element folkloru, etnografii, sztuki czy właśnie relacji 
artysta – sztuka (przykładem są tu np. wystawy ubiorów Fridy Kahlo, jak 
przywołana poniżej ekspozycja w Paryżu (Furmanik-Kowalska, 2018)).

Także praca malarzy z  XIX  w. podczas wypraw etnograficznych, 
współpraca z etnografami, skutkowała rysunkami, ilustracjami czy obra-
zami, w  których dokumentowano stroje ludowe, sprzęt, ornamenty czy 
domy. Przykładem takiej kooperacji była ponad piętnastoletnia współ-
praca etnografa Oskara Kolberga z  malarzem Wojciechem Gersonem, 
którego ilustracje zostały zamieszczone w wydawnictwie Akademii Umie-
jętności („Ubiory ludu polskiego”, 1855 r.). Poruszając problem artystów 
działających na polu etnografii, należy szczególnie wspomnieć także 
o takich malarzach jak Stanisław Witkiewicz czy Włodzimierz Tetmajer 
(Jankowska‑Marzec, 2013).

Następnym istotnym zagadnieniem styku ubiór-obraz jest proble-
matyka kostiumu teatralnego, którego projektowaniem często zajmo-
wali się twórcy sztuki przygotowujący artystyczne kreacje (przykładowo 
Zofia Stryjeńska zrealizowała w  1939  r. projekty kostiumów dla Teatru 
Wielkiego w Warszawie (Grońska, 1991, s. 28)). Co ciekawe, zdarzało się 
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również, że kostiumy były wzorowane na ubiorach z konkretnych, zna-
nych obrazów (Raszewski, 1990, s. 142).

Pierwsze przedstawienie ubioru noszonego w Polsce widzimy na pła-
skorzeźbach z  XII  w. To wizerunki na Drzwiach Gnieźnieńskich oraz 
kolumnach w kościele Norbertanek w Strzelnie (Możdżyńska-Nawotka, 
2002, s. 6). 

Jednym z  głównych źródeł poznawczych, jeśli chodzi o  ubiór rene-
sansowy, jest malarstwo, czego przykładem są miniatury w takich rękopi-
sach jak: „Kodeks Baltazara Behema”, 1505 r.; „Pontyfikał biskupa Erazma 
Ciołka”, 1545 r. Ale nie tylko miniatury, a także ołtarze (w Pławnie) czy 
drzeworyty („Statuty Łaskiego”, 1506 r.; „Statuty Herburta”, 1570 r.; „Sta-
tuty Sarnickiego”, 1594 r.) oraz grafiki portretowe w książkach zawierają 
ważne informacje o ubiorze z danego okresu (Bartkiewicz, 1979, s. 56–57). 
Z czasem artyści sami zaczęli także tworzyć wzorniki zawierające – poza 
układami rąk, głowy, stóp  – również wzory ubrań, budując przez to 
jednocześnie świadomość historyczną zmian, jakie zachodziły w ubiorze. 
Dokumentowały to od XVIII  w. ilustrowane wydawnictwa prezentujące 
historię ubioru, których odbiorcami byli przede wszystkim aktorzy i mala-
rze, a które – poznane w następnym wieku – powtórnie stały się źródłem 
nowych opracowań (np. Jana Matejki) (Straszewska 2012, s. 16–18). 

Ubiór jako element świadomości patriotycznej, 
historycznej i jako element tradycji w obrazie 

Odnosząc się do tematu stroju w  kulturze w  kontekście problematyki 
tradycji omówione zostaną przykłady sztandarowych polskich twórców, 
dla których ubiór narodowy i ludowy był szczególnie ważny – mowa tu 
o Zofii Stryjeńskiej i Janie Matejce.

W malarstwie historycznym strój był elementem nie tylko kompozy-
cyjnym, nie tylko kreującym i wzmacniającym wizję artystyczną, ale rów-
nież budował narrację i wpisywał scenę w określoną, kreowaną rzeczy-
wistość. Strój pełnił rolę kostiumu. Dzięki dobranemu ubraniu z  epoki 
w naturalny sposób przenosił malowaną osobę w wybrany okres przeszło-
ści. Już w  quattrocento zwracano uwagę na dobieranie odpowiedniego 
stroju do przedstawianej epoki, a  później Lodovico Dolce wprowadził 
zasadę convenevolezza, która mówiła również o  odpowiednim oddaniu 
strojów – w zależności od przedstawianego w obrazie czasu (Straszewska, 
2012, s. 15–16).

I tu najważniejszym przykładem w  polskiej sztuce jest twórczość 
Jana Matejki. Znane jest jego zamiłowanie do historycznych strojów, 
a w „Skarbczyku” – przykładzie artystycznych i wręcz archeologicznych 
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studiów nad dawną Polską, zawierającym tysiące szkiców – znajdziemy 
również rysunki starych kostiumów (Starzyński, 1973, s. 12). U Matejki 
bardzo duże znaczenie miały ubrania budowanych postaci – bohaterów 
obrazów. Strój był dla artysty nie tylko istotnym rekwizytem, na którym 
opierał swoją historyczną opowieść, ale również wyznacznikiem patrioty-
zmu i mocarstwowej pozycji dawnej Polski. Owe stroje Matejko malował 
bardzo realistycznie, z wręcz archeologicznym zacięciem. Jak pisał Stani-
sław Witkiewicz:

Matejko wszedł ze swoim bezwzględnym realizmem, biorąc formy daw-
nego życia tak, jak mu się one przedstawiały w oryginalnych zabytkach, 
lub w wiernie odwarzających je kopjach. Źle czy dobrze, zgrabnie czy nie 
zgrabnie, wdzięcznie czy grubiańsko wyglądali ci dawni Polacy w swo-
ich szatach, Matejko tych szat nie korygował, nie podpinał, nie starał się 
ich zamienić na draperje, – malował je takiemi, jakiemi były (Witkiewicz, 
1903, s. 52).

Wiadomo, że malarz przed pracą nad motywem wykonywał studia 
kostiumów. Miał ogromną kolekcję różnych strojów oraz obszerną rekwi-
zytornię. Zbierał, poza cennymi rzeczami, także dawne ubiory, tkaniny, 
pasy, koronki, rękawy, sakiewki (na przełomie 2012 i 2013 r. miała miejsce 
wystawa strojów i kostiumów z jego kolekcji w Muzeum Narodowym – 
Domu Jana Matejki). Z misterią godną mistrza odtwarzał te stroje później 
w monumentalnych kompozycjach ukazujących najważniejsze wydarze-
nia z historii Polski. 

Matejko zresztą nie tylko zbierał stroje, ale także sam je projektował 
(przykładem jest Portret żony w  ślubnej sukni z  1879  r. przedstawiający 
Teodorę Matejko w stroju zaprojektowanym przez artystę (Żelazińska), 
a  także opracowane przez niego ubiory dla druhen (Straszewska, 2012, 
s. 143–144)). 

O tym, jaką wagę do stroju przywiązywał Matejko, świadczy fakt, że 
już na początku swojej drogi artystycznej, mając 22 lata, opublikował  – 
w 1860 r. – album Ubiory w Polsce 1200–1795, składający się z 10 tablic lito-
graficznych, na których rozrysował wygląd polskich strojów i zachodzące 
w nich zmiany, stając się prekursorem tego rodzaju trendu w sztuce (Stra-
szewska, 2016, s. 8). Ich ważność potwierdza również to, że zostały one 
przez niego przekazane (po jednym własnoręcznie kolorowanym egzem-
plarzu) do Biblioteki Jagiellońskiej w Krakowie i Zakładu Narodowego im. 
Ossolińskich we Lwowie (Treter, 1939, s. 191). Przedstawił tam ubiory ucz-
niów, duchowieństwa, chłopów, szlachty, króla, mieszczan, dworu, Żydów 
oraz ubiory cechów i  bractw. Dzięki jego artystycznemu temperamen-
towi owe prace wykraczają daleko ponad typowe przedstawienia oddające 
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dawne ubiory. Dały mu one również możliwość pokazania charakteru 
i cech ówczesnych Polaków (Witkiewicz, 1908, s. 27–28; Treter, 1939).

Szczególny związek i  więź ze strojem widać również w  twórczo-
ści Zofii Stryjeńskiej. Sam biogram Stryjeńskiej jest zresztą także przy-
kładem na przebieranie i ukrywanie – podczas studiowania w Akademii 
w Monachium artystka przez ponad rok ukrywała się w przebraniu męż-
czyzny, podając się za swojego brata Tadeusza Grzymałę (Bańkowska, 
2020). Dzięki temu fortelowi mogła podjąć studia. 

W jej bogatym dorobku artystycznym szczególne znaczenie ma sztuka 
ludowa, którą się inspirowała i która była jej fascynacją – obrazowała strój 
góralski, weselny, zbójnicki. To nie tylko zainteresowanie strojami ludo-
wymi, ale także polską tradycją, tradycją ściśle zespoloną z naturą, z  jej 
rytmem. Prace Stryjeńskiej nasycone dynamiką i energią, zrytmizowane 
i  napięte kierunkami kompozycyjnymi, wyróżniają się ostrymi kontra-
stami, zestawieniami nasyconych barw, dekoracyjnością oraz narracją 
i operowaniem detalem.

Stryjeńska transponowała stroje, przerabiała ornamenty, trawestowała 
szeroko pojętą ludowość i wykorzystywała ją do swoich kompozycji. Bar-
dziej interpretowała strój, wyróżniając najważniejsze dla niej cechy. Jej 
metoda pracy była inna niż u Matejki, nie dokumentowała strojów, a wie-
dzę o nich czerpała z muzeów (Słomska, 2008, s. 263). Tworzyła również 
kostiumy sceniczne, dekoracje i gobeliny (Culture.pl, 2021). Przykładem 
je zainteresowań jest teka charakteryzująca się etnograficznym podej-
ściem do tematu: Polskie stroje ludowe, wydana w Nicei w 1939 r. (Groń-
ska, 1991, s. 30).

Ikonografia ubioru – współczesne wykorzystanie 
ubioru lub wizerunku ubioru, na wybranych 
przykładach z polskiej sztuki współczesnej

Zakrywanie, ukrywanie, element mistycznego 
traktowania rzeczywistości, wspomnienie. Malowanie, 
ozdabianie ciała

Użycie ubioru w sztuce, a szczególnie w malarstwie, można podzielić na 
wykorzystanie gotowego, realnego elementu stroju lub też namalowa-
nie ubioru, który staje się najważniejszą częścią kompozycji. Oczywiście 
użycie ubioru w scenach figuralnych jest powszechne, ale bez wyraźnego 
ukierunkowania na ten problem. Należy tu również wskazać odrębne 
zagadnienia bodypaintingu i tatuażu.
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Świetnym przykładem relacji stroju i  sztuki z  XX  w. będzie twór-
czość Tadeusza Kantora, który od 1963  r. dodawał do obrazów różne, 
malowane przez niego przedmioty: worki, ubrania (Górska, red., 2011, 
s. 244–245). Budując swoje asamblaże, używał elementów ubioru: para-
solki (Szara parasolka, 1972 r.), koszuli, spodni (Trzymam obraz, na którym 
jestem namalowany, jak trzymam obraz, 1987 r.). Wprowadzony do obrazu 
realny przedmiot kreuje grę z widzem. Przedmiot zniszczony, wyrzucony, 
wyrwany z użycia, często zużyty, jest podniesiony do roli dzieła sztuki, 
dostaje nową, nobilitującą funkcję. Przedmiot zużyty, niepotrzebny odzy-
skuje swoją rangę właśnie w sztuce (Culture.pl, 2023).

Kolejną artystką przedstawiającą strój w obrazach jest Jadwiga Sawi-
cka. Maluje ona fragmenty ubrań, a  jej twórczość jest przypisywana do 
sztuki krytycznej (Górska, red., 2011, s.  572). W  latach 90. ubiegłego 
wieku zaczęła przedstawiać na jasnych tłach wypreparowane z  otocze-
nia przedmioty, ubrania, pojedyncze elementy garderoby. Sposób potrak-
towania przedmiotu, zastosowana tonacja barwna, a także zdecydowana 
kompozycja wzmagały niepokojący wyraz obrazów (Culture.pl, 2016). 
Powstały prace ukazujące marynarkę, sukienkę, garnitur, spódnicę. Tym, 
co łączy te wszystkie przedstawienia, jest pojedynczy obraz poszczegól-
nego obiektu malarskiego i sposób prezentacji przedmiotu en face. Portret 
ubrania-przedmiotu traktowany jest tutaj jako manifestacja, jako demon-
stracja i wyraz krytyki współczesnego świata.

Częstym przykładem ubioru, który pojawia się na dawnych obra-
zach, jest zbroja. W  królewskiej zbrojowni w  Palace Royal w  Madrycie 
prezentowano kilka postumentów koni naturalnej wielkości z  maneki-
nami jeźdźcami w  pełnym rynsztunku, zbroję konną oraz zbroję ryce-
rza. Przy opisie informującym o  szczegółach stroju ustawiono tabliczki 
odnoszące owe przedmioty do znanych portretów królów hiszpańskich 
malowanych przez najważniejszych malarzy nadwornych. Tym sposo-
bem umożliwiono widzom porównanie oryginalnych strojów z tym, jak 
zostały namalowane. Można było także prześledzić, w jaki sposób zoba-
czył zbroję artysta, jak ją ujął, jakich użył środków wyrazu, jakiej syntezy 
dokonał, jak ją przeobraził, czy i jak uprościł. Okazuje się, że mimo spo-
rej wierności formie artyści dokonywali także wielu zmian i przetworzeń 
zarówno stroju, jak i innych elementów. Transpozycja formy z natury na 
obraz miała zatem swoje meandry kreacji artystycznej. 

Przykładem współczesnej inspiracji zbroją są prace krakowskiego arty-
sty zafascynowanego naturą i sztuką minioną (Górska, red., 2011, s. 587) – 
Mirosława Sikorskiego, który namalował całą serię obrazów je przedsta-
wiających. Artysta skupił się na oddaniu blasku metalu, załamań światła 
na obłych elementach zbroi. Co ciekawe, obrazy mają swoje pierwowzory 
w  zbrojach pochodzących z  wiedeńskiego Waffensammlung. Artysta, 
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malując prace, inspirował się późnogotyckimi pancerzami norymberskimi, 
należącymi do cesarza Maksymiliana (obrazy Nos otros II i Nos otros III) 1. 
Mirosław Sikorski jest artystą o świetnym warsztacie, który wykorzystuje 
do oddania właściwości świetlnych malowanych form, struktury mate-
riału czy materii, co szczególnie widać w przedstawieniu strojów (stroje 
kardynałów), które artysta maluje po mistrzowsku.

Il. 1. Mirosław Sikorski, Nos otros II, tempera, olej na płótnie, 100 × 300 cm, 2002–2004

Źródło: fot. Mirosław Sikorski.

Następnym przykładem związku malarstwa ze strojem, a  w  szcze-
gólności z wyznacznikiem zakrywania, maskowania ale i kreowania jest 
twórczość malarki Ewy Juszkiewicz, która w obrazach przedstawia postać 
ludzką zakrytą za sztafażem historycznego ubrania, roślinnej dekoracji 
czy dziwnej maski. Motyw ukrywania fizjonomii modelki w połączeniu 
z klasycyzującym strojem powoduje odczucie dziwności i tajemniczości, 
co koreluje z  wcześniejszymi, historycznymi już poszukiwaniami arty-
stów dotyczącymi piękna rozumianego właśnie jako zaskakiwanie widza 
tajemniczością, ekscentrycznością czy fantazyjnością.

We współczesnym polskim malarstwie postawy dwóch kolejnych arty-
stek – Beaty E. Białeckiej oraz Aldony Mickiewicz – wyróżniają się szcze-
gólnie. W ich twórczości strój ma istotną wagę. 

Beata E.  Białecka to malarka żyjąca w  Gdańsku, natomiast Aldona 
Mickiewicz, artystka mieszkająca w  Małopolsce, związana jest z  arty-
stycznym środowiskiem krakowskim, obie artystki studiowały na Aka-
demii Sztuk Pięknych w  Krakowie. We wrześniu 2022  r. ich twórczość 
była prezentowana na wspólnej wystawie z cyklu ET IN ARCADIA EGO 
w Otwartej Pracowni w Krakowie.

Białecka naszywa na swoich obrazach elementy kompozycji, nie-
jako ubiera obraz, tworząc nową jakość. Artystka maluje konterfekty, 

1	 Informacje uzyskane od autora obrazów.
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wykorzystuje haft, przekuwając obraz, raniąc go, zakrywając, atakując 
malaturę. Jest przy tym perfekcyjna. Maluje, zastępując nieobecność osoby 
obecnością obrazu i jednocześnie ubierając go, zszywa (jak pisze w swoich 
tekstach) dwie rzeczywistości. Pracuje nad obrazowaniem przedstawie-
nia trumiennego, ubiera osobę-malunek w rzeczywistą materię tkaniny. 
Nie robi tego jednak delikatnie, lecz kłuje obraz igłą, co jest specyficznym 
i równie tragicznym sposobem przedstawiania. To rodzaj pewnego bólu 
zadawanego obrazom. W kategorii kontestowanie przykładem może być 
obraz Kapłanka z 2017 roku, który porusza (i kontestuje) fakt, że w reli-
giach chrześcijańskich kapłanem może być tylko mężczyzna.

Il.  2.  Beata E.  Białecka, Hodegetria Srebrna, olej na płótnie, haft, cekiny, koraliki, 
150 × 90 cm, 2009/2014

Źródło: fot. Jacek Zdybel.

Aldona Mickiewicz w swojej twórczości niejednokrotnie odnosi się do 
tematyki chrześcijańskiej (Górska, red., 2011, s. 388). Od wielu lat maluje 
obrazy przedstawiające różne ubiory, są to np. koszule, kaftany, ubra-
nia liturgiczne, sutanny, stuły, ornaty, birety, piuski, sukienki (Dzieciątka 
Jezus z Beaulieu-sur-Dordogne). Stroje nasycone światłem potraktowane 
są przez artystkę bardzo skrupulatnie. Przedmioty zostają podniesione 
do rangi znaku, symbolu i  śladu misterium. Szczególnym przedstawie-
niem ubioru jest cykl obrazów „Et in Arcadia ego” obrazujący medyczne 
odlewy – siatki, maski do radioterapii. 
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Il. 3. Aldona Mickiewicz, Et in Arcadia ego II, olej na płótnie, 80 × 100 cm, 2014

Źródło: fot. Tadeusz Boruta.

Przedmioty te, wykonane z  masy termoplastycznej, nakłada się na 
określony fragment ciała, który ma być naświetlany. Służą one do unie-
ruchomienia pacjenta, by uniemożliwić ruch ciała, tak aby precyzyjnie 
trafić w komórki nowotworowe. Na tych obiektach widzimy dodatkowe 
oznaczenia flamastrem, które mają na celu precyzyjną likwidację zmiany 
wiązką promieniowania X. Maska zakładana jest przed każdym naświet-
leniem i jest dodatkowo przyśrubowana do podestu, na którym leży chory 
(Mickiewicz, 2021 oraz informacja uzyskane od artystki).

Niejako tropem malarstwa Aldony Mickiewicz podąża młody malarz 
ze Słowacji, Matus Niemiec (prace: Dalmatyka ze zbiorów Panien Pre-
zentek, pastele na papierze, 67 × 30 cm, 2022; Ornat VII, olej na płótnie, 
50 × 40 cm, 2020; Ornat IX, olej na płótnie, 50 × 40 cm, 2020). Pracu-
jąc nad motywem paramentów, szat liturgicznych, dochodzi do własnych 
rozwiązań formalnych, akcentując trochę inaczej ten obszar poznawczy.

Jarosław Kawiorski po przeżytej stracie maluje obrazy żałobne (Bara-
nowa, 2021). Po śmierci małżonki artysta zaczął tworzyć bardzo intymne 
obrazy przedstawiające szlafrok, czaszki czy elementy martwej natury. 
Główny motyw  – szlafrok z  Ikei, ubiór osobisty  – jest wspomnieniem 
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obecności (Baranowa, 2021) bliskiej osoby. Malarz nie tylko przenosi na 
płótno swoje uczucia, ale również wspomnienia. Reprezentantem wspo-
mnień wziętym bezpośrednio z  rzeczywistości jest wydruk szlafroka, 
który poddawany jest procesowi obserwacji i tworzenia malowanej formy 
ubioru bezpośrednio obok – na płótnie. Prostota i trafność użytych środ-
ków tylko podkreśla wstrząsający i ponadczasowy wydźwięk dzieł. Arty-
sta łączy druk cyfrowy z malarstwem, niejako tworząc metaforę zderze-
nia rzeczywistości z wyobrażeniem, własnego wspomnienia z kreowanym 
obrazem. Wykorzystuje kontrast realizmu zdjęcia, jego płaskość z ekspre-
sją gestu, materią i strukturą farby.

Il. 4. Jarosław Kawiorski, Szlafrok z Ikei I, druk cyfrowy (zdjęcie), akryl, olej na płótnie, 
150 × 120 cm, 2013

Źródło: fot. Marta Kawiorska.

Z kolei Zbigniew Sprycha w  swojej twórczości, w  której malował 
zarówno postać, jak i bogatej materii dywany, zrealizował także prace inspi-
rowane infantką z  Las Meninas Velázqueza. Szczególnie zwracał w  nich 
uwagę na suknię, którą oddawał z  wyszukaniem światła i  koloru, budu-
jąc wyrazisty światłocień. To odniesienie się do materii, migotliwych tkanin, 
fragmentu garderoby, wręcz „wyczarowywanie” piękna z pozornie nieatrak-
cyjnej osadzonej w brązach gamy barwnej jest cechą charakterystyczną tego 
malarstwa. W jego malarstwie, bardzo prywatnym, wyszukanym, o bogatej 



Grzegorz Wnęk – Szczególne związki obrazu z ubiorem

185

materii i pewnej teatralności przedstawienia, widzimy drogę w stronę skon-
centrowanego wyrazu, obrazu o mocnym ascetycznym charakterze, w któ-
rym ważne jest wspomnienie (Górska, red., 2011, s. 597–598).

Również tatuaż i bodypainting można tutaj przywołać jako szczególny 
rodzaj ubioru, mającego na celu zasłanianie nagości. Zarówno tatuaż, jak 
i  bodypainting są rysowane, malowane na ciele, będąc indywidualnym 
wyrazem gustów epoki twórcy i właściciela „podłoża”.

Choć słowo „tatuaż” pojawiło się w  Europie stosunkowo późno (bo 
wraz z podróżą kapitana Cooka), sama technika ozdabiania ciała jest star-
sza i używana była od tysięcy lat (egipskie mumie, świadectwa Piliniusza, 
Herodota). Tatuaż od bardzo dawna służy do dekoracji ciała w wielu kul-
turach i nacjach na całym świecie, od antycznej Grecji poprzez Eskimosów, 
do Aborygenów. Dekorowanie ciała w ten sposób ma na celu również poka-
zanie pozycji społecznej, przynależności plemiennej czy grupowej właści-
ciela tatuażu (Czerni, 2008). Pierwotnie tatuaż używany był w celach rytu-
alnych, magicznych, jest jedną z najstarszych form ozdabiania ciała. Pełnił 
również formę identyfikacji w  grupach przestępczych, tatuażem znako-
wano niewolników, a  obecnie przetrwał w  środowisku m.in. młodzieży, 
artystów, w  subkulturach (Wasilewska, 2017, s.  351–372). Tatuaż, mimo 
występowania na gołym ciele, niejako zasłania to ciało, ubiera je we wzory, 
wizerunki ważne dla określonych grup, będące ich wyróżnikiem. 

Przykładem artystycznego ujęcia problemu związanego z  tatuażem 
jako ubiorem jest seria prac „Tatuaże” z  lat 90. autorstwa Zbigniewa 
Bajka. Artysta nie okalecza swojego ciała typowymi tatuażami, używa 
materii fotografii, inscenizuje nową rzeczywistość (Czerni, 2008, s.  86). 
Bajek używa swojej twarzy, maski z PCV, a także ciała modeli, wyświet-
lając na gołej skórze znane dzieła sztuki (prace m.in. Dürera, Michała 
Anioła, Boscha, Muncha), niejako „ubierając” ją. Jak pisze Krystyna 
Czerni, nagie ciała z  serii „Tatuaże” Zbigniewa Bajka nie tylko negują 
nagość, ale również wskazują na tatuaż „kultury” jako kostium, który 
uniemożliwia bycie całkowicie nagim (Czerni, 2008, s. 87).

Ubiór jako autoprezentacja i autokreacja 
oraz obraz w przestrzeni ubioru na wybranych 

przykładach sztuki współczesnej

Powszechnie znanym przykładem jeszcze innego podejścia do ubioru jest 
twórczość Fridy Kahlo. 

Za Martą Skwirowską można zacytować słowa Fridy: „mój strój to 
ja” (Furmanik-Kowalska, 2018). Jak wiadomo, Frida w dzieciństwie była 
chora na polio, a  w  młodości odniosła poważne obrażenia w  wypadku 
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autobusu, który zdeterminował jej życie i  twórczość (Dobosz, 2022). 
Malarstwo było dla niej formą terapii i walki z cierpieniem.

Artystka świadomie budowała swój wizerunek również poprzez ubiór, 
ubierając się w kolorowe stroje gwatemalskie oraz meksykańskie (Furma-
nik-Kowalska, 2018). Malowała się w tych strojach, gorsetach, dekorowała 
również gorsety, które tak bardzo współtworzyły jej tożsamość artystyczną. 
Wątek ten został współcześnie wyeksponowany na dużych wystawach 
poświęconych twórczości Fridy (na przełomie 2022 i 2023 r. miała miej-
sce wystawa przedmiotów osobistych, malowanych gorsetów oraz strojów 
Fridy Kahlo w Palais Galliera w Paryżu (Delikta, 2022). Barwne, bogate 
w fakturę ubiory nie tylko były wysmakowanymi, kolorowymi kompozy-
cjami, ale również ukrywały defekty jej ciała. Strój eksponował i budował 
tożsamość artystki oraz zasłaniał, ukrywał noszone przez nią gorsety czy 
ortopedyczne obuwie. Malarka, przedstawiając siebie na obrazach, pieczo-
łowicie zachowywała na płótnach ubiór, tworząc z niego ważny element 
ideowy i wyrazowy. Stroje i malowane gorsety nazwano nawet w tekstach 
towarzyszących wystawom jej „drugą skórą” (Furmanik-Kowalska, 2018). 
Sama Frida Kahlo jako postać, malarka, ale również jej twórczość o moc-
nej kolorystyce były inspiracją dla wielu projektantów mody (m.in. takich 
jak Maya Hansen, Karl Lagerfeld, Yohji Yamamoto) (Delikta, 2022). 

Ważna jest rola ubioru w arcydziele Fridy Kahlo Dwie Fridy, na któ-
rym przedstawiła siebie w stroju, jaki nosiły bogate kobiety w Meksyku, 
oraz w kolorowym – meksykańskim (z regionu Tehuantepec): interpre-
tuje się je jako zderzenie tych dwóch różnych światów, w których żyła, 
czy też wewnętrznych rozterek autorki. Sama malarka wskazywała, że to 
przedstawienie samotności (Dobosz, 2022).

Dopełniając obrazu relacji ubioru z  dziełem sztuki, warto wska-
zać kilka przykładów bardzo różnorodnych postaw artystycznych, kiedy 
twórcy, wykorzystując w swojej sztuce strój, odnosząc się do niego, wcho-
dzą w  relację i  kreują nową jakość. Jest to szeroko rozumiane pojęcie 
obrazu wkraczające w przestrzeń, gdzie forma rzeźbiarska łączy się z rela-
cjami kolorystycznymi, tworząc obiekt przestrzenny i następuje przeni-
kanie się klasycznych dziedzin malarstwa, rzeźby oraz wprowadzenie 
różnorodnych środków wyrazu. Odchodzimy w tym wypadku od obrazu 
rozumianego jako zestawienie plam na płaszczyźnie.

Pierwszym przykładem artysty, który działa na pograniczu trzech 
dyscyplin (malarstwa, performeru oraz rzeźby), jest amerykański per-
former Nick Cave. W swojej twórczości artysta inspiruje się afrykańskim 
ubiorem oraz maskami obrzędowymi. Artysta od lat realizuje niezwy-
kle bogate wizualnie, o  rozbudowanej kolorystyce i  różnorodnej struk-
turze oraz materii kostiumy-obiekty, które można nazwać kostiumami-
-rzeźbami. To szczególne stroje, nawiązujące do przebrań kultowych, 
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rytualnych. Obiekty-ubiory, które performer nazwał „Soundsuits”, są 
ruchome. Buduje je z różnych dziwnych materiałów, gotowych elemen-
tów, tekstyliów, włosów itp. Obiekty-kostiumy są później używane przez 
autora w  performansie  – tańczą, poruszając się, wydają dźwięki, towa-
rzyszy temu muzyka (Art21). Można to nazwać taką ruchomą polichro-
mią, ruchomym obrazem. Maską zakrywającą całą postać, ukrywającą 
osobę. Obiekty zbierane są w  grupy, tańcząc w  rytmie. Jest to przykład 
ubioru-zasłony, kostiumu przywołującego także elementy tańców kultury 
afrykańskiej.

Następnym przykładem twórczości na styku rzeźby i  malarstwa są 
działania japońskiego artysty Aiko Hachisuki. Wykorzystuje on ubiór, 
tkaninę do kreacji rzeźb-obrazów. Realizuje obiekty dużych rozmia-
rów, wykonuje je ze zużytych tkanin, ubrań (w tym swoich). Wypełnia je 
pianką, tworząc z wypchanych tkanin formy o obłych kształtach przypo-
minających ciało (Artsy.net).

Z kolei artystka japońska Chiharu Shiota, mieszkająca w  Berlinie, 
tworzy instalacje, otaczając obiekty pajęczyną nici. Pracuje ze zwykłymi 
i  pospolitymi przedmiotami  – ubraniami, butami (Shiota, Biography). 
Przykładem wykorzystania stroju w jej instalacjach są prace Seven Dres-
ses z 2015 r. (Shiota, Seven Dresses, 2015) czy Reflection of Space and Time 
z 2018 r. (Shiota, Reflection of Space and Time, 2018). W projekcie „Uncon-
scious Anxiety # 1” z 2008 r. Chiharu Shiota wpisuje w pokój z oknem 
białą suknię panny młodej, którą kontrastuje z  jednej strony z  moc-
nym światłem z okna, a z drugiej z siatką czarnych nici, tworząc wyjąt-
kową przestrzeń (Dahy, 2009, s. 6–7). Artystka oplata sukienki, sukienkę 
w gęstwinę nici, tworząc przestrzenny, wizualny ekwiwalent obrazu (czy 
może przestrzennego rysunku). Często operuje jedną główną barwą, np. 
czerwienią, czernią. Swoimi pracami „owija”, „spowija” przestrzeń wnę-
trza czy budynku (Shiota, Tracing Boundaries, 2021). Siecią wełnianych 
nici łączy przestrzeń w jedną całość, zagęszcza ją i tka, buduje niejako taki 
trójwymiarowy obraz.

Jeszcze inaczej problem stroju rozwiązuje w swojej sztuce Li Xiaofeng. 
Artysta studiował w Hubei Huanggang College jako muralista, później 
zajął się rzeźbą (Akademia w Pekinie), pracuje też nad ceramiką. Prze-
rabia fragmenty ceramiki na ubrania, sukienki, garnitury. Wykorzystuje 
zbierane setki fragmentów starych odłamków, okruchów naczyń pocho-
dzących z dynastii Song, Ming, Yuan i Qing. Z elementów zniszczonych, 
poddanych destrukcji powstają zatem obiekty-ubrania. 

Xiaofeng kształtuje, zmienia funkcję ceramiki, nadając twardej cera-
mice lekkość ubrania. Ciekawostką jest, że jego ubrania można nosić. Dla 
artysty ważne jest, że jego dzieła emanują blaskiem kawałków rozbitych 
naczyń (Colección SOLO; Stewart, 2018).
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Przykładem na kontestowanie, manifestowanie oraz refleksję zwią-
zaną ze wspomnieniami jest praca artystki z Hongkongu Leung Mee Ping 
(studiowała w Paryżu, jest profesorem na uczelni artystycznej w Hong-
kongu – pracuje w wielu mediach, zajmuje się wideo, instalacją multi-
medialną (Wikipedia.org)). W  latach 1998–2006 wykonała instalację 
Memorise the Future, która składa się z 3000 dziecięcych butów. Buty te 
zrobiła z zebranych od ok. 10 000 osób ludzkich włosów. Osoby te były 
reprezentantami stu narodów oraz różnych grup demograficznych. Taki 
wybór artystki miał na celu symboliczne wskazanie na odmienność i róż-
norodność wspomnień. Chcąc nadać ponadczasowy wymiar pracy, zacie-
rać granice związane z  przynależnością do konkretnej grupy, materiał 
włosów artystka mieszała, tworząc formy o podobnej strukturze włosów 
(Wikipedia.org).

Z kolei prace Yinkiego Shonibare to przykład zastosowania obioru 
jako elementu krytyki współczesnego świata. Wykonał on obiekt przedsta-
wiający wiktoriańskie dziewczęce sukienki (MWW), które były zrobione 
z kolorowych tkanin afrykańskich. Tkaniny te nosi tradycyjnie z okazji 
świąt część społeczności afrykańskiej. Poprzez to zestawienie uzyskał 
odniesienie do epoki kolonialnej i  spuścizny wszechobecnych wówczas 
podziałów, przepracowując trudną historię (MoMA; MWW).

Zakończenie

Przedstawione w tym artykule przykłady wskazują na dalekie i sytuujące 
się na różnych poziomach relacje ubioru i obrazu. Szczególnie widać te 
związki, kiedy zestawia się tradycję i  współczesność. Ubiór „wchodzi” 
na obraz, „obdarzając” go historią, charakterem, ale też obraz „przecho-
dzi” na ubiór, korzysta z jego przestrzenności i struktury. Poprzez ubiór 
możemy nie tylko komunikować się, wyrażać siebie (znamienny przykład 
Fridy Kahlo), badać tradycje i  zwyczaje ludowe, zachowywać historię. 
Także ubiór podlega wpisaniu w  różnorakie konteksty, historię, emocje 
i wyobrażenia jednostki, a także społeczeństwa. Oddziaływanie stroju na 
obraz i odwrotnie jest „żywe”, zmienia się i podąża za najnowszymi tren-
dami sztuki, wchodzi w  relacje z przestrzenią, jest także częścią obiek-
tów, performance’u, będąc ważnym elementem kreacji osobowości artysty 
i ogólnie świata.
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W garderobie Modrzejewskiej. 
Strój jako element autokreacji

S treszczenie         

Celem niniejszego artykułu jest próba aplikacji teorii kapitałów Pierre’a Bour-
dieu do badań historycznoteatralnych na przykładzie stroju i  strategii jego 
noszenia jako procesu autokreatywnego i sposobu na prezentację wybranych 
ról społecznych. Analizie zostanie poddana strategia ubioru polsko-amery-
kańskiej aktorki Heleny Modrzejewskiej.

S Ł O WA  K LU C Z E : 	 Modrzejewska, autokracja, strój, kapitał, Bourdieu

A B S T RAC T

In Modjeska’s Dressing Room. Costume as an Element of Self-creation

The aim of this article is an attempt to apply Pierre Bourdieu’s theory of 
capitals to historical and theatrical research using the example of dress and the 
strategy of wearing it as a self-creative process and a way of presenting selected 
social roles. The clothing strategy of the Polish-American actress Helena 
Modjeska is analyzed.

K E Y W O R D S :  	Modjeska, self-creation, dress, capital, Bourdieu

Zabiegi autokreatywne towarzyszyły osobom publicznym od zawsze. 
Część procesów autokreacji była świadoma, stanowiła efekt drobiaz-
gowej obserwacji otoczenia, analizy oczekiwań odbiorców i  życiowego 
doświadczenia, niektóre jednak wynikały ze struktury społecznej, uwa-
runkowań ekonomicznych, kulturowych i  politycznych  – słowem: od 
czynników w  ograniczonym stopniu zależnych od człowieka. Celem 
niniejszego artykułu jest próba zastanowienia się nad przydatnością kon-
cepcji kapitałów Pierre’a Bourdieu w  analizie procesów autokreatyw-
nych w  życiu i  twórczości aktora drugiej połowy XIX wieku na przy-
kładzie Heleny Modrzejewskiej ze szczególnym uwzględnieniem ról 
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społecznych przyjmowanych przez artystkę i sposobu ich prezentowania. 
Przedmiot badania stanowi jeden tylko proces autokreatywny, jakim jest 
wybór i  eksponowanie stroju zarówno prywatnego, jak i  kostiumu tea-
tralnego. W przypadku osoby publicznej granica pomiędzy strojem pry-
watnym a  publicznym ulega zachwianiu. Podczas badania wizerunku 
aktora status stroju staje się bardziej wielopłaszczyznowy, ponieważ ubiór 
należący do sfery prywatnej jest zarazem odzieżą zakładaną w  sytua-
cjach publicznych, a do tego jeszcze strojem, będącym kreacją aktorską. 
W sposób naturalny płaszczyzny te ulegają przemieszaniu, co przesądza 
o doborze narzędzi badawczych, z których głównymi koncepcjami będą, 
oprócz wspomnianej teorii kapitałów, filozofia mody Georga Simmla oraz 
idee Thorsteina Veblena i Erwinga Goffmana, uwzględniające specyfikę 
XIX-wiecznej rzeczywistości. 

Helena Modrzejewska urodziła się w 1840 roku w Krakowie. Po raz 
pierwszy wystąpiła na scenie zawodowej, mając 21 lat. W  ciągu kolej-
nych 10 była etatową aktorką wszystkich najważniejszych stałych teatrów 
na ziemiach polskich. Grała we Lwowie, Krakowie i Warszawie. Z War-
szawskimi Teatrami Rządowymi związała się najdłużej, gdyż pracowała 
tam aż do 1876 roku, kiedy to opuściła kraj i wyjechała do Ameryki. Rok 
później debiutowała po angielsku i od tego czasu nieprzerwanie wystę-
powała na scenach amerykańskich, kilkukrotnie także angielskich, aż do 
zakończenia kariery w 1906 roku. Specjalizowała się w sztukach Szeks-
pirowskich, zarówno tragediach, jak i  komediach, grała w  Marii Stuart 
Friedricha Schillera, Domu lalki Henryka Ibsena, Magdzie Hermanna 
Sudermanna, a  także w popularnych melodramatach Adriannie Lecouv-
reur i  Damie Kameliowej. Prowadziła działalność charytatywną, była 
także autorką licznych wystąpień na tematy artystyczne, zwłaszcza lite-
rackie i teatralne, jak również społeczne. Za antycarskie wystąpienie pod-
czas Kongresu Kobiet w 1893 roku w Chicago otrzymała dożywotni zakaz 
wjazdu na ziemie zaboru rosyjskiego. Zmarła w 1909 roku w Kalifornii. 
Jej droga do osiągnięcia akceptacji, uznania i międzynarodowej sławy była 
trudna. Modrzejewska posiadała niewielkie wykształcenie, lecz dorasta-
nie w rodzinie o artystycznych aspiracjach ukształtowało w niej potrzebę 
estetycznej ekspresji. Kilka decyzji podjętych we wczesnej młodości spo-
wodowało, że przez kilka lat, zanim została zatrudniona w stałym teatrze 
w Krakowie, zmuszona była występować w prowincjonalnych zespołach, 
borykając się z trudną sytuacją materialną, spotykając z niechęcią aktorów 
i wykluczeniem społecznym, którego źródeł należy się doszukiwać w nie-
formalnym związku i będącym jego efektem nieślubnym potomstwie oraz 
w samym statusie zawodowym XIX-wiecznej aktorki.

Autokreacja jest procesem wynikającym z  chęci zmiany. Brak satys-
fakcji z  dotychczasowych osiągnięć powoduje dążenie do wykreowania 
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nowych wartości duchowych, ale także materialnych i zawodowych, chęć 
odnalezienia swojego miejsca na ziemi i  jego uzasadnienie (Górniok
‑Naglik i  Wąsiński, 2018, s.  120). W  tym kontekście połączenie badań 
biograficznych z analizą działań twórczych pozwala na ukazanie proce-
sów autokreatywnych na różnych płaszczyznach życia artysty, a koncep-
cja kapitałów Bourdieu umożliwia wskazanie materialnego i niematerial-
nego potencjału tkwiącego w człowieku, który może zostać wykorzystany 
w budowaniu własnego wizerunku, a w przypadku artysty także w two-
rzeniu marki osobistej. U podstaw autokreacji leży określenie własnych 
celów – zarówno prywatnych, jak i zawodowych – zbudowanie wizji swo-
jej przyszłości oraz identyfikacja ról, które będzie się odgrywać w społe-
czeństwie (Walczak-Skałecka, 2018, s. 280–281). Strój pełni w  tym pro-
cesie istotną funkcję, komunikując o statusie społecznym, majątkowym, 
wykonywanym zawodzie, profesji, stanowi zarazem o atrakcyjności osoby 
i jej pozycji, informuje o odniesionym sukcesie, jednocześnie sankcjonu-
jąc hierarchię społeczną, budując jednostkową i grupową tożsamość (zob. 
Perchla-Włosik, 2015, s.  622–623). Jest to zarazem sposób zarządzania 
wrażeniem na odbiorcach, stanowiący jeden z procesów autoprezentacji, 
o czym pisze m.in. Efrat Tseëlon w kontekście rozważań nad Goffmanow-
skim ujęciem mody (Tseëlon, 2016, s. 157). 

Demokratyzacja ubioru w  drugiej połowie XX wieku zdewaluo-
wała dotychczasowy system mody, oparty na dychotomicznych podzia-
łach klasowych, majątkowych, wiekowych, płciowych czy celowych (strój 
odświętny – codzienny, wieczorowy – codzienny, ubiór do pracy – strój 
ubierany w czasie wolnym itp.) (zob. Dowgiałło, 2015, s. 10). Próba opisu 
funkcji XIX-wiecznego ubioru w  procesie identyfikacji i  autoprezenta-
cji za pomocą współczesnych, głównie socjologicznych, narzędzi meto-
dologicznych wymaga zatem pewnej ostrożności i namysłu nad doborem 
paradygmatu, jak się wydaje w  badaniu strojów XIX-wiecznej aktorki 
w  większym stopniu normatywnego  – ze względu na konwencjonal-
ność mody – niż interpretatywnego. Normatywna koncepcja stroju, która 
zakłada niezmienny i determinujący wpływ jednej ogólnej zasady na spo-
sób ubierania się, wydaje się bliższa teoretycznemu ujęciu Bourdieu. Strój 
nie tylko od strony ekonomicznej, ale także estetycznej ukazuje społeczne 
pochodzenie. Jest wyborem dyktowanym posiadanymi kapitałami – wedle 
Bourdieu czterema: ekonomicznym (finansowym lub takim, który może 
przybrać formę pieniężną), kulturowym (wiedzą, umiejętnościami i kom-
petencjami), społecznym (koneksjami towarzyskimi) i  symbolicznym 
(filozofią życiową, etyką osobistą)  – które zarazem budują wizerunek 
osoby w  sposób nieświadomy lub częściowo świadomy  – ujawniając jej 
społeczny status – oraz świadomy – jako narzędzie autokreacji (Bourdieu, 
1986, s. 21). 
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Komunikat niewerbalny, jakim jest strój, odzwierciedlał aspiracje 
Modrzejewskiej do wkroczenia i stabilizowania swojej pozycji w wyższych 
warstwach społecznych, co udało jej się osiągnąć m.in. poprzez małżeń-
stwo ze szlachcicem i rozliczne koneksje, które dzięki temu nabyła. Ubiór 
miał tę z trudem osiągniętą pozycję legitymizować. Modna Modrzejewska 
bez wątpienia przynależy klasie wyższej zarówno w strojach prywatnych, 
jak i teatralnych. I co wydawać się może zaskakujące, jej kreacje sceniczne 
bez względu na charakter granej roli cechuje elitaryzm. Karen Halon 
na określenie tego typu zabiegu używa pojęcia poor chic. Jego celem jest 
wykorzystywanie kosztownych kostiumów, które wyglądając podobnie jak 
tanie, podkreślają wysoki status osoby, która je nosi, i w sposób naturalny, 
niemalże podprogowo sankcjonują istniejącą hierarchię społeczną (za: 
Dowgiałło, 2015, s. 19). Nie są to zatem tanie stroje, lecz drogie stylizo-
wane na tanie w taki sposób, aby ten zabieg był dla każdego czytelny.

Thorstein Veblen wskazywał na kilka cech charakteryzujących modę 
klas wyższych. Są to m.in. ostentacyjna konsumpcja i ostentacyjne elegan-
ckie marnotrawstwo. Pierwsza z cech przejawiała się w nabywaniu strojów 
drogich. Druga w posiadaniu dużej liczby ubiorów, które szybko traciły 
na świeżości, co m.in. hołdowało zasadzie niepojawiania się dwukrotnie 
w tym samym stroju (Veblen za: Dowgiałło, 2015, s. 16–18). Dopiero schy-
łek XIX wieku wprowadził mechaniczną, powtarzalną produkcję odzieży 
na masową skalę. Dominujący przez cały wiek indywidualizm stroju, 
przejawiający się w haute couture, w sposób naturalny generował wyso-
kie koszty finansowe. Najdroższa z zamówionych kreacji Modrzejewskiej 
u Charlesa Wortha miała kosztować trzy i pół tysiąca dolarów, a według 
biografa artystki, Józefa Szczublewskiego, w 1885 roku, po występach goś-
cinnych na Wyspach Brytyjskich, Modrzejewska miała przywieźć ze sobą 
65 kufrów odzieży, oszacowanych na kwotę 20 tys. dolarów (Szczublew-
ski, 1975, s. 442). Pewnie jest to suma znacznie zawyżona, ale i tak poka-
zuje, jak dużą wagę aktorka przywiązywała do stroju. 

Gust i  smak estetyczny są ukonstytuowane społecznie i  historycz-
nie, nie stanowią jedynie ekspresji osobowości, lecz są realnym wyznacz-
nikiem przynależności do określonej klasy społecznej (Bourdieu, 1996, 
s.  2). Performatywne ujęcie dzieła jako zdarzenia zakłada, że noszenie 
ubrania nadaje mu sens, który odbierać można jedynie wielozmysłowo 
(por. Kazimierska‑Jerzyk, 2021, s. 192–193). Przedmiotem badań w tym 
wymiarze należałoby zatem uczynić nie tyle sam ubiór, ile cały proces – 
wyboru stroju, ubierania się i  noszenia ubrania, oraz traktowania go 
w pewnym stopniu jako rekwizyt. I tutaj Modrzejewska wykazywała się 
szerokimi umiejętnościami, o czym świadczy jedna z jej wypowiedzi:
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Kłopot w tym, by stroje umieć dobrze nosić. (…) Mogę zmienić niewłaś-
ciwy kolor, ale nie potrafię zrobić dobrego aktora z głupca, który nosi szatę 
dworzanina z gracją nie większą niż kołek, na którym można ją powiesić 
(cyt. za: Orzechowski, 2009, s. 119).

Dla Bourdieu ciało jest systemem znaków, które wraz z ubiorem ewo-
kuje określone znaczenia. Ta sama odzież noszona przez różne osoby ma 
odmienny wydźwięk, co oznacza, że zarówno cielesność, jak i strój mają 
charakter społeczny, a ubieranie się poświadcza status zajmowany w spo-
łeczeństwie (Dowgiałło, 2015, s. 23). W kontekście tej interpretacji nieco 
szerszego znaczenia nabierają anegdoty opowiadające o zachowaniu się 
Modrzejewskiej na dworach szlacheckich i arystokratycznych. Pierwsza 
z nich, przytoczona przez samą artystkę we Wspomnieniach i wrażeniach, 
przywołuje wizytę aktorki w Pałacu pod Baranami, krakowskiej rezyden-
cji Potockich. Zofia z Branickich Potocka wedle tej opowieści powiedziała 
wówczas Modrzejewskiej: „Wczorajszego wieczora zagrała pani hrabinę 
w Białej kamelii, jakby się urodziła wśród nas. Gdzie pani miała sposob-
ność spotkać się z hrabinami?”, a po zapewnieniu aktorki, że Arturowa 
Potocka jest jedyną hrabiną, którą do tej pory miała możliwość poznać, 
arystokratka przyznała:

(…) to była intuicja. Inne aktorki, kiedy grają kogoś ze szlachty albo księż-
niczkę czy królową, chodzą sztywne i wyprostowane, jakby połknęły kij. 
(…) Pani jest prosta, i to jest trafne (Modrzejewska, 1957, s. 134).

Druga z  anegdot o  przeciwstawnym przesłaniu dotyczy pierwszego 
spotkania aktorki z Pauliną z Łubieńskich Morawską w Oporowie, babką 
Karola Chłapowskiego, męża Modrzejewskiej. Artystka według opowie-
ści przypadła wówczas do kolan przed matroną, licząc się z odrzuceniem 
powodowanym swoim niskim statusem społecznym. Przekonanie znanego 
i  cenionego szlacheckiego rodu Chłapowskich do własnej osoby, aktorki 
wywodzącej się z mieszczańskiej rodziny, matki nieślubnego syna, było dla 
artystki dużym wyzwaniem, a w razie powodzenia – nobilitacją społeczną. 
Paula Morawska odpowiedziała: „Wstań, moje dziecko, u nas to się robi 
bardziej po prostu” (Szczublewski, 1975, s. 104).

W przywołanych anegdotach ważna jest nie tyle ich prawdziwość, ile 
autentyczność. Zwłaszcza dykteryjki zaczerpnięte z pamiętników artystki 
mają szczególne znaczenie w  próbie odwzorowania autokreacyjnych 
zabiegów Modrzejewskiej, ale także historie przekazywane w innych źród-
łach posiadają wartości nie do przecenienia, jak chociażby poświadcza-
nie wspólnej zbiorowej pamięci określonego środowiska, w omawianym 
przypadku – szlacheckiego i arystokratycznego, zatem tych kręgów spo-
łecznych, do których aspirowała aktorka. Nie sposób za pomocą anegdot 
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dotrzeć do wiedzy faktograficznej, możliwe jednak staje się odwzorowa-
nie mitotwórczej prawdy o artystce; nie dotarcie do tego, co naprawdę się 
wydarzyło, ale do tego, co mogło się wydarzyć, gdyż zaistniały do tego 
wszystkie potrzebne przesłanki (Gossman, 2003, s. 160). 

Strój jako element systemu kulturowego w sposób materialny odzwier-
ciedla polityczne relacje władzy. Wygląd jest kształtowany przez różne 
instytucje i praktyki społeczne i polityczne. Moda, strój, sposób ubierania 
się ukazują procesy, które często w sposób nieuświadamiany oddziaływają 
na decyzje dotyczące wyglądu (Tynan, 2016). W ciągu kariery zawodo-
wej Modrzejewskiej modę kobiecą dotknęły cztery ważne zmiany będące 
odzwierciedleniem kulturowo-obyczajowych transformacji, widocznych 
m.in. w sposobie prezentacji kobiecej sylwetki. Lata 50. i 60. zdominowały 
krynoliny – to schyłek romantyzmu. Wraz z nastaniem realizmu popu-
larne stały się obcisłe suknie, uwidaczniające biust, talię i biodra, z długim, 
ozdobnym trenem. Ze względu jednak na dosłowny erotyzm takich kre-
acji (princesek) w latach 80. do użytku weszły turniury, wyparte dopiero 
przez secesyjne, naturalnie układające tkaninę i uwypuklające kobiecą syl-
wetkę suknie (Kościelniak, 2013, s. 17–19). Aktorka poddawała swój wize-
runek nieustającej rekonstrukcji, nadążając za zmieniającymi się tenden-
cjami modowymi, które odzwierciedlają zmieniający się system społeczny 
i praktyki instytucjonalne. Moda zmuszała ją do przekształcania swojego 
ciała, a ulegając tej presji, artystka wchodziła w społeczny dyskurs kształ-
tujący relacje władzy ze względu na płeć, seksualność, klasę, kolor skóry 
i  świadomie bądź nieświadomie współtworzyła spójną narrację epoki 
z jasno wytyczonymi podziałami społecznymi (Tynan, 2016, s. 118).

Pierre Bourdieu jednoznacznie definiuje wygląd jako część kapitału 
kulturowego. Dbałość o powierzchowność jest zależna od posiadanej wie-
dzy i  wrodzonych bądź nabytych umiejętności. Bycie stosownie i  ade-
kwatnie do sytuacji ubranym wymaga znajomości trendów modowych, 
aktualnych nowinek, ale także gustu i taktu w umiejętności doboru barw, 
faktury tkanin i  kroju. Oczywiście uzależniony jest również od posia-
danego kapitału finansowego, lecz to kapitał kulturowy stanowi główny 
wyraz osobowości. Szereg wypowiedzi Modrzejewskiej poświadcza użyt-
kowanie przez nią stroju w sposób świadomy, jako komunikatu przeka-
zującego określone treści. Ubranie pokazywało zatem nie tylko to, kim 
aktorka była, jaki był jej status społeczny, jak chciała być postrzegana, ale 
również jakie posiadała kompetencje i umiejętności, jakie były jej postawy.

Przygotowując stroje sceniczne, Modrzejewska przeprowadzała sta-
ranne kwerendy dotyczące mody w danym okresie, zarówno jeśli chodzi 
o kroje ubiorów, jak i fakturę materiałów, ich kolorystykę i odcienie. Spro-
wadzała książki historyczne poświęcone poszczególnym okresom, m.in. 
pracując nad Katarzyną z Henryka VIII, posługiwała się bogatą kolekcją 
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publikacji, przechowywanych w  Chicago Public Library; przygotowu-
jąc rolę Kleopatry, sięgała do polskich opracowań poświęconych staro-
żytnemu Egiptowi; we wczesnym etapie pracy artystycznej, poszukując 
w Bibliotece Jagiellońskiej szkiców kostiumu do nieustalonej sztuki histo-
rycznej, zasięgała porady u specjalistów, m.in. Jana Matejki. Swoje pro-
jekty poprzedzała wnikliwą analizą materiałów źródłowych i opracowań 
dotyczących mody, szukała informacji u osób zajmujących się daną epoką 
i tematem. Była zatem gruntownie przygotowana do wyboru takich kre-
acji, które odpowiadały prawdzie historycznej. W odpowiedzi na zarzut, 
dlaczego Porcja w Kupcu Weneckim ubrana jest na czarno, wykazała się 
znajomością epoki i ikonograficznych źródeł (Kędziora, 2022, s. 247).

Dowody poświadczające wiedzę i  kompetencje Modrzejewskiej 
w zakresie projektowania mody historycznej można mnożyć, nie inaczej 
jest z jej umiejętnościami. W Muzeum Narodowym w Poznaniu przecho-
wywana jest kolekcja projektów kostiumów używanych przez Modrze-
jewską. Część z  nich jest oryginalnego pomysłu aktorki, inne stanowią 
kopie z  Matejki i  Charlesa Bianchiniego. To projekty do Juany, Hen-
ryka  VIII, Marii Stuart, Wiele hałasu o  nic, Cymbelina. Część strojów  – 
zarówno teatralnych, jak i  prywatnych  – aktorka projektowała i  szyła 
sama. Czasami tworzyła także miniaturową suknię, w  którą ubierała 
lalkę, aby mieć pełniejsze wyobrażenie o całościowym stroju. Aktorka za 
pomocą stroju manifestowała także swoje postawy. Podczas obchodzonej 
corocznie w  Krakowie rocznicy powstania styczniowego Modrzejewska 
zagrała Anielę w Ślubach panieńskich. Elementem jej stroju była bransoleta 
stylizowana na kajdany, w których powstańcy prowadzeni byli na Sybir. 
Aktorka była przekonana, że strój powinien odzwierciedlać także nastrój 
czy to postaci scenicznej, czy prywatnie – osoby, która go nosi (Kędziora, 
Orzechowski, 2015, t. II, s. 550).

Modrzejewska współpracowała z  najlepszymi projektantami mody, 
m.in. kupowała suknie u Wortha i w paryskim domu mody sióstr Aurélie 
i Léontine Duluc, projektowała z symbolistą Feliciénem Ropsem i Włady-
sławem Bendą, znanym twórcą masek. Aktorka poddawała swój wizeru-
nek nieustającej rekonstrukcji, tyleż nadążając za zmieniającymi się tren-
dami modowymi, ile samodzielnie je kreując. Jedną z cech koncepcji trickle 
down, opartej na filozofii mody Georga Simmla, jest cykliczność i dyna-
mika mody tworzonej przez klasę wyższą, która w sposób naturalny jest 
naśladowana przez klasy niższe. Staranność w doborze strojów, nakłady, 
jakie czyniła Modrzejewska na ubranie sceniczne i teatralne, sposób pre-
zentowania odzieży  – wszystko to uczyniło z  niej ikonę mody. Nazwi-
sko Modjeska (amerykańskie nazwisko Modrzejewskiej) i prezentowane 
przez nią kreacje były wykorzystywane przez domy mody do promocji 
gorsetów, płaszczy, kapeluszy. Stroje aktorki szeroko opisywano w prasie. 



Wokół stroju w kulturze – Kultura artystyczna

200

perspektywy kultury /
perspectives on culture
No. 43 (4,2/2023) 

W 1891 roku w „The Daily Mail” zamieszczono wywiad z aktorką, któ-
remu towarzyszył detaliczny opis sukien i biżuterii, jakie artystka zakła-
dała w roli Kamilli w Damie kameliowej Dumasa. W 1898 roku, przy okazji 
wystawienia Antoniusza i Kleopatry, w „The San Francisco Call” opubliko-
wano artykuł Modrzejewska poza sceną poświęcony garderobie aktorki. Na 
przedstawienia z udziałem artystki widzowie przychodzili wraz z krawco-
wymi, aby jak najstaranniej odwzorować kreacje, w których występowała. 
W  sposób naturalny zatem jej styl ubierania się docierał do szerokiego 
grona odbiorców. Casus Modrzejewskiej ukazuje jednak nie tylko słusz-
ność teorii trickle down, ale również prekursorstwo artystki w wykorzysty-
waniu elementów stroju klas niższych, m.in. ubiorów ludowych. Koncepcja 
bubble up Teda Polhemusa odwraca kierunek dyfuzji mody, która przenika 
ze stylu mniejszości do haute couture grupy dominującej, co w przypadku 
Modrzejewskiej przejawiało się chociażby w promowaniu zakopiańskich 
koronek klockowych i w wykorzystywaniu ich we własnych sukniach.

Zachowanie aktorki dyktowane przez przyjętą przez nią albo narzu-
coną jej rolę społeczną ściśle wiązało się z wyglądem, czyli także z odzieżą 
i sposobem jej noszenia. Modrzejewska przyjmowała na siebie wiele róż-
nych ról społecznych, czasami w opinii publicznej sprzecznych, jak cho-
ciażby aktorki teatralnej, żony szlachcica, osoby publicznej, czego egzem-
plifikacją jest wypowiedź jednego z londyńskich dziennikarzy po występie 
Modrzejewskiej w Dublinie w kontrowersyjnej Marii Stuart w 1885 roku: 
„Niech się Modjeska zdecyduje, czy chce być aktorką czy osobą poli-
tyczną” (za: Szczublewski, 1975, s. 440). Łamała także reguły rządzące 
dychotomicznym podziałem mody ze względu na wiek – mając niemalże 
50 lat zagrała szekspirowską Julię. Jak się wydaje, Modrzejewska nigdy 
nie weszła publicznie w  rolę matrony ani nawet matki, chociaż jej syn 
w momencie pierwszych tryumfów w Ameryce miał już kilkanaście lat. 
Role społeczne pociągają za sobą konieczność stworzenia odpowiedniego 
zestawu autoprezentacji, uwzględniającego obyczaj, konwencje, kontekst, 
publiczność, obejmujący m.in. podział na sferę osobisto-publiczną i zawo-
dowo-publiczną. I tutaj także Modrzejewska łamała reguły, jak chociażby 
pojawiając się w kostiumie szekspirowskiej Julii na balu w krakowskich 
Sukiennicach czy w stroju Odetty podczas ślubu swojego syna Rudolfa. 
Wizerunek jako wypadkowa społecznych oczekiwań, własnej osobowości 
i  relacji, zachodzących pomiędzy przyjmowanymi na siebie rolami spo-
łecznymi stanowi w przypadku artystki bardzo złożoną strukturę. Aktorka 
miała świadomość, w jak skomplikowanej konfiguracji społecznej funkcjo-
nuje i jak złożony jest jej publiczny wizerunek, co poświadcza chociażby 
jej list do Emilii Sierzputowskiej z Londynu 18 lipca 1880 roku (Kędziora 
i  in., 2015, t.  I, s. 556–557). Modrzejewska wielokrotnie podkreślała, jak 
postrzega pełnione przez siebie funkcje i  skutecznie komunikowała je 
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otoczeniu, także poprzez strój. W jednym z wywiadów została określona 
jako: „Modjeska. Hrabina, aktorka, kobieta” (za: Szczublewski, 1975, 
s. 265). Doprecyzowując, należałoby dodać: hrabina – arystokratka (cho-
ciaż w rzeczywistości nią nie była) pochodząca z katolickiej, nieistniejącej 
na mapach politycznych Polski, aktorka w sztukach klasycznych, głównie 
Szekspira, Schillera, kobieta – żona i matka.

Artystka, chociaż odżegnywała się od rodzącej się u szczytu jej kariery 
pierwszej fali feminizmu, kreowała i  postulowała wizerunek wykształ-
conej kobiety sukcesu z powodzeniem łączącej życie zawodowe z osobi-
stym, zajmującej wysoką pozycję społeczną, posiadającej wpływy w środo-
wiskach artystycznych, politycznych, ekonomicznych, zarówno świeckich, 
jak i religijnych, a do tego wiecznie młodej i modnej modą adekwatną do 
eksponowanego, a nie rzeczywistego wieku. XIX stulecie wyraźnie rozgra-
niczało role społeczne, czego wizualnym przejawem był odmienny strój 
i sposób jego noszenia. Modrzejewska przekroczyła tę typizację, tworząc 
nowy wzorzec nowoczesnej kobiety, zachowującej tradycyjne wartości. Jej 
indywidualność wynika z niecodziennego jak na ówczesne czasy połącze-
nia wielu ról społecznych i gotowości do negocjacji swojego publicznego 
wizerunku. W tym kontekście strój stanowi także pretekst do prowokowa-
nia oczekiwań społecznych, których proces rodzenia się Bogna Dowgiełło 
zdefiniowała jako abdukcję w ujęciu Charlesa Peirce’a (Dowgiełło, 2015, 
s. 73). Od arystokracji noszącej kreacje haute couture oczekuje się udziału 
w aukcjach charytatywnych, zatem tego samego oczekiwano od Modrze-
jewskiej, której stroje manifestowały przynależność do klasy wyższej. Nie-
spełnienie oczekiwań wynikających z  realizowania jednej lub wielu ról 
społecznych spowodowałoby pęknięcie spójnego wizerunku, wykreowa-
nego przez artystkę, czego przykładem są m.in. pierwsze lata zawodo-
wej aktywności Modrzejewskiej w Ameryce, w trakcie których ukrywała 
fakt, że jest już matką. Posiadanie niemalże dorosłego syna zniekształcało 
nieco obraz młodej, niezależnej aktorki arystokratki, który przez pewien 
czas forsowała. Jak się wydaje, wizerunek Modrzejewskiej, z wyjątkiem 
pierwszych lat tuż po scenicznym debiucie i  wczesnego okresu kariery 
amerykańskiej, był stabilny i  statyczny. Strój z  jednej strony służył do 
utożsamienia się z poszczególnymi grupami społecznymi – rodziną, Pol-
ską, Europą, katolicyzmem, arystokracją, z drugiej służył indywidualiza-
cji osobowości tak niezbędnej w środowisku aktorskim, w którym to ory-
ginalność decydowała o artystycznej akceptacji. 

Role społeczne Modrzejewskiej ujawniają się w określonych konteks-
tach  – w  życiu intymnym, prywatnym (z  uwzględnieniem złożoności 
tego pojęcia w XIX wieku, w którym prywatność miała wiele poziomów 
i często mieszała się ze sferą publiczną), publicznym, zarówno towarzy-
skim, jak i zawodowym. Śledzenie sposobu funkcjonowania stroju artystki 
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w  każdym z  kontekstów pozwala na utworzenie mapy relacji, a  zara-
zem obserwowanie, w  jaki sposób ubranie i  sposób jego noszenia wpi-
sują się w określone sytuacje, grupy społeczne nie tylko w sposób symbo-
liczny, ale także w konkretne fizyczne przestrzenie – ulicę, teatr, salon, 
buduar, atelier fotograficzne. Strój staje się częścią określonego zestawu 
doświadczeń, ewokując za każdym razem nowe znaczenia (zob. Tseëlon, 
2016). Joanne Entwistle do tego typu procedury badawczej zastosowała 
teorię aktora sieci Bruno Latoura (Entwistle, 2016), która w analizowa-
niu pozycji i zabiegów autokreacyjnych aktorki wydaje się bardzo obie-
cująca poznawczo, tym bardziej że choć źródła ikonograficzne są skąpe – 
to jedynie fotografie (teatralne wykonane w atelier i nieliczne prywatne) 
i ryciny – to zachowało się sporo źródeł prasowych opisujących nie tylko 
samą garderobę Modrzejewskiej, ale także miejsca, w których można było 
ją podziwiać. Korzystając z wielu różnych dokumentów, zwłaszcza osobi-
stych, oraz pozostałości po odzieży artystki, a czasami nawet całych stro-
jów, prześledzić można ich drogę począwszy od samego pomysłu na ubiór, 
poprzez projekt, zakup materiałów, szycie, przymiarki, aż po końcowy 
produkt, kiedy to zaczynało się jego nowe życie – w przestrzeni publicz-
nej, w której zostaje wpleciony w nowe sieci znaczeń.

Strój Modrzejewskiej jest synonimem sukcesu zawodowego, towarzy-
skiego i osobistego, zarazem ukazuje strategie, stosowane przez nią w róż-
nych kontekstach kulturowych i  sytuacyjnych. Erwin Goffman ukazuje 
ubiór, który jako element autokreacji (wraz ze sposobem bycia, wyraża-
nia się i in.) jest narzędziem manipulowania swoim wizerunkiem w celu 
wywołania określonego wrażenia u  współobecnych oraz narzędziem 
mistyfikacji, zafałszowania rzeczywistego statusu (Dowgiełło, 2015, 
s. 35–37). Stosując nomenklaturę Bourdieu (1996, s. 56), można powie-
dzieć, że droga Modrzejewskiej w  kwestii mody była drogą od „smaku 
konieczności” do „smaku wolności”, będącego zarazem wyrazicielem 
smaku luksusu i ekonomicznego bezpieczeństwa. Artystka przeszła długą 
drogę od matki nieślubnych dzieci (drugie z nich zmarło we wczesnym 
dzieciństwie) i prowincjonalnej aktorki do gwiazdy dwóch kontynentów. 
Ubiór bez wątpienia był dla niej również pancerzem ochronnym, zwłasz-
cza w sytuacjach, w których czuła się osaczana (np. w trudnej rywaliza-
cji aktorskiej we Lwowie, Warszawie) lub oceniana (w sytuacjach rodzin-
nych i towarzyskich, podczas rautów, bali dobroczynnych, przyjęć) (por. 
Tseëlon, 2016). Ubranie i  sposób jego noszenia odzwierciedlają sposób 
wewnętrznego przeobrażania się Modrzejewskiej, czyli autokreacji właś-
nie, wynikającej ze zdefiniowania wartości dla niej najważniejszych i śro-
dowiska – artystycznego, prywatnego, religijnego, patriotycznego – w któ-
rym widziała swoje życiowe aktywności. Wygląd nie był dla niej jedynie 
dodatkiem do tożsamości, a stanowił jego immanentną cechę.
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Kostiumy Luigiego Sapellego 
w zbiorach Muzeum Krakowa

S treszczenie         

Kostium – element spektaklu teatralnego, a także swoisty strój – „przedmiot” 
wyróżniający aktora na scenie. Pomaga lub przeszkadza artyście scenicznemu 
w tworzeniu postaci. Przez wieki i dekady zmieniały się jego forma oraz zna-
czenie. Celem niniejszego artykułu jest zaprezentowanie kostiumów teatral-
nych zaprojektowanych przez Luigiego Sapellego, jednego z  największych 
projektantów strojów scenicznych z przełomu XIX i XX w. Opis kostiumów 
poprzedzi szkic, skrótowo przybliżający stylistykę teatru okresu Młodej Pol-
ski oraz obowiązujące wówczas zasady tworzenia strony plastycznej spektakli. 
Omawiane kostiumy stanowią część kolekcji teatralnej należącej do Muzeum 
Krakowa.

S Ł O WA  K LU C Z E : 	 teatr, kostium, aktor, projektant kostiumów, scenografia

A B S T RAC T

Luigi Sapelli’s Costumes in the Collection of the Krakow City Museum

Stage costume is an element of a theatrical performance, as well as a specific 
attribute that can be used by an actor creating a role. It helps or hinders the 
stage artist in creating the character. Over the centuries and decades, its form 
and meaning have changed. The aim of this article is to present theatrical cos-
tumes designed by Luigi Sapelli, one of the greatest designers of stage costu
mes from the turn of the 19th and 20th centuries. The description of the cos-
tumes is preceded by a sketch, briefly presenting the style of the theater of the 
Young Poland period and the rules of creating the artistic side of performances 
applied at that time. The costumes in question are part of the theater collec-
tion of the Museum of Krakow.
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scenography
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Kostium teatralny pod koniec XIX i na początku XX wieku. 
Zarys tematu

Małgorzata Leyko zdefiniowała kostium jako

(…) ubiór aktora na scenie służący charakterystyce postaci scenicznej; 
[który] zależnie od konwencji teatralnej podkreśla (lub w sposób zamie-
rzony skrywa) płeć, wiek, stan, kondycję, sytuację, indywidualizm lub 
typowość postaci. (…) W historii teatru forma estetyczna kostiumu i jego 
funkcje podlegały zmianom (Leyko, Kostium).

W starożytności kostium i jego kolor musiały być czytelne dla widzów, np. 
postaci kobiet i mężczyzn na scenie pokazywano poprzez odpowiednio 
uschematyzowany strój (długie suknie kobiet, krótkie tuniki mężczyzn), 
w średniowieczu odwoływano się do symbolu i alegorii. Następnie, aż do 
połowy XVIII wieku, aktorzy, niezależnie od kreowanej postaci, występo-
wali w możliwie okazałych strojach współczesnych.

Sytuacja zasadniczo zmieniła się już w wieku XIX. Dotyczyło to rów-
nież scen polskich, a  szczególnie sceny krakowskiej, na której w  okresie 
Młodej Polski przeważała dramaturgia naturalistyczna, opisująca m.in. 
życie mieszczaństwa oraz osób z tzw. marginesu społecznego. Obok roz-
wijał się dramat symboliczny, liryczny, neoromantyczny. W  repertuarze 
pojawiały się także utwory poetyckie polskiego romantyzmu. Dyrektorzy 
teatralni chętnie sięgali po dramaty historyczne, które swoją treść opierały 
na dziejach Polski 1. Te wszystkie gatunki literackie wymuszały zastosowa-
nie odmiennych środków wyrazu aktorskiego i nowych rozwiązań sceno-
graficznych. W praktyce oznaczało to, że podczas pracy nad danym utwo-
rem starano się, aby strona plastyczna wiernie oddawała manierę, charakter 
epoki, ilustrowała miejsce, w którym toczyła się akcja. Ta zasada obowiązy-
wała zarówno podczas tworzenia spektakli o szeroko rozumianej proble-
matyce historycznej, jak i współczesnej. Jan Michalik nazwał tę tendencję 
„naturalizmem historycznym i środowiskowym” (Michalik, 1985, s. 247).

Dekoracje oraz kostiumy do utworów odtwarzających dawne wieki 
opracowywano, wzorując się na dziełach wielkich mistrzów malarstwa oraz 
rzeźby. Przy tworzeniu spektakli opisujących tzw. teraźniejszość obowiązy-
wała natomiast reguła wierności ówcześnie panującym stylom i gustom. Ten 
swoisty „antykwaryzm” pomagał w tworzeniu kopii prawdziwych wydarzeń, 
w umieszczaniu bohaterów scenicznych w rozpoznawalnym przez publicz-
ność otoczeniu. Logika sztuki i warstwa poetycka miały tu drugorzędne zna-
czenie, ponieważ w  mentalności społecznej bardzo mocno zakorzenione 

1	 Te opisane skrótowo tendencje repertuarowe dotyczyły dyrekcji: Tadeusza Pawlikowskiego 
(1893–1899, 1913–1915), Józefa Kotarbińskiego (1899–1905) i Ludwika Solskiego (1905–1913). 
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było przekonanie o realistycznym charakterze teatru. Scena miała oddziały-
wać na zmysły widza poprzez siłę konkretu. Dotyczyło to także kostiumów, 
które musiały harmonizować z  pozostałymi elementami przedstawienia, 
a  mając właściwy fason, barwę i  ozdoby, pozwalały widzowi na odczyta-
nie postaci w  kontekście historycznym i  społecznym. Aktor, opracowując 
postać z minionej epoki, wprost wzorował się na malarstwie oraz znanych 
publikacjach. Według nich komponował ubiory, charakteryzację, a  także 
mimikę, gesty, układ sylwetki. Korzystano także z podręczników kostiumo-
graficznych, z których czerpano wzory dla strojów historycznych. Poza tym 
w teatrach krakowskich wielokrotnie współpracowano z malarzami, między 
innymi: Wojciechem Kossakiem, Włodzimierzem Tetmajerem czy Janem 
Stanisławskim. Pomagali oni jako tzw. znawcy ubiorów historycznych. 

Podobna zasada obowiązywała przy realizacji sztuk o tematyce współ-
czesnej, jednak w  tym przypadku przestrzegano kanonu obowiązującej 
mody, istniejącego w przedstawianej grupie społecznej. Dlatego aktorzy 
często korzystali ze swoich prywatnych ubrań. Jednym z przykładów są 
znajdujące się w zbiorach Muzeum Krakowa suknia i płaszcz do roli nie-
ustalonej, należące do aktorki Antoniny Klońskiej (nr inw. MHK-2097/
VI, MHK-2098/VI). Na podszewce sukienki znaleziono etykietę z nazwą 
jednego z pierwszych francuskich salonów mody Maison Dieulafait 2, co 
sugeruje, że artystka właśnie tam zaopatrzyła się w ten strój i najprawdo-
podobniej wykorzystywała go nie tylko na scenie.

Jednakże sprawa szycia kostiumów była bardziej złożona, a  wska-
zówki dotyczące dostarczania ich artystom miały swoje odzwierciedlenie 
w zapisach regulaminu teatralnego. Większość strojów aktorskich (cho-
dzi o ubrania męskie), zwłaszcza tych powstałych w okresie do II wojny 
światowej, szyto w teatralnej pracowni krawieckiej. Kostiumy zamawiano 
także u  krakowskich krawców lub w  wiedeńskich firmach. Wiadomo 
też, że dyrekcja sceny krakowskiej i  lwowskiej zapewniała stroje akto-
rom, z wyjątkiem tzw. nowoczesnej garderoby, którą sprawiali sobie sami. 
Aktorkom natomiast dostarczano tylko kreacje do ról męskich. Artystki, 
mimo tego, że zarabiały mniej od mężczyzn, miały obowiązek same spra-
wiać sobie kostiumy do wszystkich rodzajów spektakli. Dostawały na to 
specjalny dodatek finansowy do gaży (tzw. feu za każdy występ), który 
z  reguły był zbyt mały, by starczył na pokrycie kosztów zakupu odpo-
wiednich strojów 3. Jednak pomimo trudności związanych ze scenicznymi 
kreacjami, kostiumy teatralne stanowiły

2	 Zob. wersja online: https://www.europeana.eu/ga/item/2048221/europeana_fashion_8343.
3	 Praktyka samodzielnego zaopatrywania się przez aktorów w odzież sceniczną obowiązywała 

na większości europejskich scen, a  także w  Stanach Zjednoczonych. Natomiast o  sytuacji 
materialnej aktorek pisali np. Zapolska, 1897; Flach, 1902.
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(…) atrakcję i  ozdobę na krakowskiej scenie, rekompensowały bowiem 
niedostatek właściwych dekoracji, tworzyły ciekawe zestawienia barwne 
i wspomagały grę aktorską (Jarząbek-Wasyl i in., 2019, s. 73). 

Kostiumy Luigiego Sapellego

Kostiumy teatralne wyprodukowane przez firmę Sapellego, które stano-
wią główny temat tego artykułu, wpisują się w poetykę teatru końca XIX 
oraz początku XX wieku. Z jednej strony są one przykładem mistrzow-
skiego operowania krojem, stylizacji na konkretną epokę, z  drugiej  – 
świadectwem kunsztu jednego z pierwszych zawodowych projektantów 
kostiumów scenicznych, karykaturzysty, dekoratora, producenta teatral-
nego i reżysera filmowego zarazem. 

Luigi Sapelli, pseudonim Caramba, urodził się 25 lutego 1865 w Pine-
rolo Filippo, zmarł 10 listopada 1936 roku w Mediolanie. Swoją karierę 
rozpoczął w Turynie w roku 1883 jako rysownik w artystycznych i saty-
rycznych czasopismach (np. „Libellula”, „Buontempone”). 14  kwiet-
nia 1894 zadebiutował w Kolonii jako projektant kostiumów teatralnych 
do opery W dolnym porcie (A basso porto) Nicoli Spinellego. Utwór spot-
kał się wielkim uznaniem publiczności i krytyki. Należy tu podkreślić, że 
Sapelli nie miał wykształcenia artystycznego. Doświadczenia scenicznego 
zaczął nabierać, uczestnicząc w próbach, rozmawiając z technikami tea-
tralnymi i artystami. Jednak poprzez swoje podejście do kostiumów, sza-
nujące zarówno historyczną wierność epoki, jak i samego aktora stał się 
reformatorem oraz prawdziwym artystą. Sapellemu zależało na nadaniu 
projektantowi kostiumów prawa interpretatora, który nie traktuje ubioru 
teatralnego jako prostego przebrania, ale jako jedno z narzędzi, ujawnia-
jące tożsamość postaci. Było to czymś nowym dla twórców oper i opere-
tek, którzy dbali o efekty dekoracyjne, nie licząc się z prawdą epoki oraz 
poetyką utworu. Caramba, projektując kostiumy, wprowadził zasadę ści-
słości historycznej. Podczas pracy nad konkretnym strojem studiował 
dostępne podręczniki, albumy malarstwa, odwiedzał muzea. Nie znaczy 
to jednak, że jego prace były tylko archeologiczną rekonstrukcją. Tkaniny, 
jakich używał, sposób modyfikacji strojów, łączenia różnych stylów, dosto-
sowanie ich do swojej wizji sprawiły, że jego projekty były nieszablonowe. 
Sapelli był związany ze światem operetki aż do późnych lat 20. XX wieku, 
wykonywał stroje dla największych gwiazd teatralnych i  autorów oper 
(takich jak np. Eleonora Duse, Ermete Zacconi, Ruggero Ruggeri, Gia-
como Puccini, Ruggero Leoncavallo). W 1906 przeniósł się do Mediolanu. 
W 1909 założył własną firmę Caramba & A. Sapelli & C. House of Costu-
mes w Mediolanie, która zajmowała się produkcją kostiumów teatralnych, 
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operowych i filmowych. Firma miała swoje filie w Paryżu i Nowym Jorku. 
W  roku 1921 Sapelli został zatrudniony przez samego Artura Toscani-
niego do teatru La Scala w Mediolanie. Pracował tam aż do swojej śmierci. 

Sapelli był bezsprzecznie człowiekiem wielu talentów, uzdolnionym 
artystą i biznesmenem. Wprowadził do teatru zawód profesjonalnego pro-
jektanta kostiumów, który nie tylko znał historię sztuki i mody, ale przede 
wszystkim nie bał się kreować. Caramba poprzez strój stwarzał postać, 
odczytywał ją, nadawał jej historyczne, społeczne znaczenie. Różnorod-
ność oraz bogactwo jego projektów nie stanowiły wyłącznie pokazu wyra-
finowania, ale zawsze współgrały ze wszystkimi elementami przygotowa-
nego spektaklu.

W zbiorach Muzeum Krakowa znajduje się sześć pełnych kostiumów 
zaprojektowanych przez mistrza. Trzy z nich zostały przygotowane dla 
aktorki Jadwigi Mrozowskiej, która grała w nich podczas występów goś-
cinnych w Krakowie oraz we Lwowie. Są to stroje do ról: Psyche w Erosie 
i Psyche Jerzego Żuławskiego, Lady Makbet w Makbecie Wiliama Szeks-
pira, Antosi w Chorym z urojenia Moliera. Kolejne trzy zostały wykonane 
do roli Radamesa z opery Aida Giuseppego Verdiego 4. 

Jadwiga Mrozowska (1880–1966) była aktorką, śpiewaczką operową, 
podróżniczką, pisarką. Jej domenę stanowiły role z repertuaru moderni-
stycznego, postaci dramatyczno-charakterystyczne, w których zadziwiała 
sposobem prezentacji psychiki swoich bohaterek. Od roku 1907 na stałe 
mieszkała we Włoszech, gdzie usiłowała zaistnieć jako aktorka drama-
tyczna i diwa operowa. W sezonach 1911/1912 oraz 1912/1913 występo-
wała w charakterze gwiazdy podczas gościnnych występów we Lwowie 
i  Krakowie. Jej występy anonsowane były w  prasie i  na afiszach, które 
zawiadamiały także o  pochodzeniu kostiumów przez nią przywiezio-
nych. Te dodatkowe informacje podkreślały rangę samej Mrozowskiej. 
Stanowiły też świadectwo odchodzącej już wtedy epoki gwiazd, w której 
aktor-protagonista był najważniejszą osobą na scenie. Od niego właśnie 
wymagano, aby zachwycał bogactwem i pomysłowością kostiumów oraz 
promował modę. Publiczność przychodziła do teatru także po to, by oglą-
dać aktorów w kostiumach, wzorować się na nich. Ubrania artystek były 
szeroko komentowane podczas antraktów. Nie zawsze jednak znajdowało 
to odzwierciedlenie w recenzjach, które skupiały się bardziej na opisie tre-
ści sztuki oraz na użytych przez artystę środkach aktorskich. 

4	 Kostiumy L. Sapellego stanowią część teatralnych zbiorów artystycznych Muzeum Krakowa. 
W skład tej kolekcji wchodzą m.in.: rekwizyty, projekty dekoracji, pamiątki osobiste artystów, 
portrety, szkice oraz kostiumy teatralne. W zbiorach znajduje się także kolekcja fotografii starej 
(do roku 1939) i nowej. Liczba wszystkich eksponatów to około 15 tysięcy obiektów.
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Pierwszą rolą, którą Mrozowska odegrała w kostiumie Caramby, była 
Antosia w  Chorym z  urojenia Moliera (premiera: 12 września 1911). Ten 
kilkuczęściowy strój (nr inw. MHK-2227/VI/1-3) został wystylizowany na 
modę francuską II połowy XVII wieku, wykorzystano w nim także cechy 
stylu rokoko. Wśród tkanin, zwłaszcza w  okresie tzw. regencji, domino-
wały aksamity, brokaty, adamaszki, rozpowszechniły się też materiały lniane 
i  bawełniane, drukowane w  kwieciste oraz zwierzęce ornamenty. Kolory 
dominujące to bladozielony, różowawe, bladobłękitne i lawendowo-zielone. 
Wspomniane motywy można znaleźć właśnie na kostiumie Mrozowskiej, 
a przy jego szyciu wykorzystano wymienione wyżej tkaniny. Ubiór do roli 
Antosi swoim krojem nawiązywał do czasów Króla Słońce, a więc okresu, 
w którym tworzył Molier. Kostium był wieloczęściowy, w jego skład wcho-
dził czepek w kolorze białym, obszyty koronką z przedłużanymi bokami 
(tak jak na wizerunkach przedstawiających kobiety chłopskie i  służące 
z ok. 1700 roku). Druga część kostiumu to biała koszula uszyta jako całość 
z  gorsetem, posiadająca szerokie, bufiaste rękawy, zakończone koronką. 
Gorset został wykonany z wzorzystego lnu w kolorze biało-zielono-brunat-
nym, z motywami kwiatów i owoców. Wpływy mody z końca lat 90. XVII 
wieku widać natomiast w dwóch spódnicach i fartuchu. Idąc za wytycznymi 
mody barokowej, wierzchnia spódnica została rozcięta, tak aby ukazywać 
spodnią, uszytą z materiału takiego jak gorset. Na niej widać biały fartuszek 
ozdobiony koronką. Długość sukni (do kostek) oraz czepek od razu charak-
teryzowały postać jako służącą. Krytycy zgodnie zaznaczali, że:

(…) rola tej Molierowskiej subretki dała artystce pole do okazania wirtu-
ozerstwa technicznego (…). Staranność gry i kostiumu służyć może za 
wzór. Stylowy w każdym szczególe kostium molierowskiej subretki zna-
lazł wczoraj pełne uznanie i wzbudzał podziw („Nowiny”, 14 września 
1911, nr 208, s. 3).

Widać więc, że strój do roli Antosi został tak wykonany, aby stano-
wić dopełnienie wizerunku pokojówki. Jego krój oraz barwa zachwycały, 
a jednocześnie nie przysłaniały cech charakteru, jakie Mrozowska nadała 
bohaterce komedii Moliera. 

Kolejną rolą, dla której kostiumy zaprojektował Sapelli, była Psy-
che z  Erosa i  Psyche Żuławskiego. Motywem przewodnim utworu było 
poszukiwanie przez boginię Psyche swojego utraconego kochanka Erosa. 
Gnana tęsknotą za ukochanym opuszcza krainę Arkadii, by wędrować 
przez wieki, wcielając się w kolejne postacie. 

W muzeum zachował się kostium renesansowej księżnej (nr inw. MHK 
-1979/VI/1-5; cz.  IV pt. „Na przełomie”). Został on wykonany około 
1910/1911 roku i  wystylizowany na modę wenecką oraz florencką 
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II połowy XVI wieku. W Wenecji dominowały ubiory podkreślające dosto-
jeństwo i stanowisko. Realizowano to poprzez twórcze łączenie motywów 
orientalnych z zachodnimi, chętnie sięgano do adamaszków, brokatowych 
i wzorzystych aksamitów. 

Pierwszy element kostiumu stanowił gorset z  długimi rękawami, 
uszyty z wzorzystego, biało-złotego jedwabiu, ozdobiony złotą siateczką 
z zielonymi koralikami i  sztucznymi perłami. Spódnicę również wyko-
nano z  wzorzystego, biało-złotego jedwabiu, ozdobiono ją tiulem ze 
złotą nicią i  sztucznymi kamieniami. Całości dopełniał welurowo-szy-
fonowy płaszcz bez rękawów, przystrojony stojącym kołnierzem. Okry-
cia wierzchnie były obowiązkową częścią strojów dożów i książąt. Głowę 
zdobił czepek wykonany z  tej samej tkaniny co suknia i przybrany per-
łami. Ostatnim detalem kostiumu był proporczyk. Został on uszyty ze zło-
tej lamy i obsadzony na metalowym, ozdobnie kutym drzewcu. Takie pro-
porczyki były wykorzystywane przez bogate wenecjanki jako wachlarze. 
Jak widać, cały ten kostium pokazywał pozycję społeczną postaci scenicz-
nej. Mrozowska w oczach recenzentów

wyzyskuje (…) każdy moment bardzo starannie i to tak w geście i pozie, 
jak też w akcentowaniu pojedynczych zdań i słów. Przy tym zachwyca oko 
widza świetnie do każdego obrazu dobranymi kostiumami, w których za 
każdym razem, odpowiednio do sytuacji, inaczej się nosi i chodzi. Stąd 
to choć jedna osoba gra we wszystkich przemianach, przecież w każdej 
z nich p. Mrozowska jest postacią inną, zgoła do poprzedniej niepodobną 
(…) (Balicki, 1911, s. 122).

W tej krótkiej recenzji zaznaczono, że kostium przygotowany przez 
Sapellego nie tylko pokazywał status społeczny bohaterki, ale także 
„wymuszał” na artystce użycie dopasowanych do niego ruchów, które 
w połączeniu z mimiką oddawały charakter i pozycję Psyche. Recenzent, 
może nie do końca świadomie, zwrócił uwagę, że kostium służył akto-
rowi do kształtowania postaci scenicznej, a sam proces tworzenia stroju 
był zabiegiem mającym na celu udostępnienie artyście jeszcze większych 
możliwości ekspresji. Tak było w  przypadku kolejnej roli Mrozowskiej, 
która spowodowała sporo zamieszania wśród widzów i  recenzentów. 
Artystka bowiem zdecydowała się na pokazanie postaci, której do tej pory 
w Polsce nie grała, a co więcej – nie miała do niej tzw. predyspozycji aktor-
skich. Chodzi o rolę Lady Makbet z dramatu Szekspira. Premiera Makbeta 
z jej udziałem miała miejsce 30 grudnia 1911 roku.

Kostium do roli Lady Makbet 5 został wystylizowany na średniowieczny 
(elementy stylu romańskiego i  gotyckiego). Składał się on  z  sukni, 

5	 Nr inw. MHK-1978/VI/1-5.
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płaszcza, korony i pantofli na niewysokim obcasie. Suknię uszyto z jedwa-
biu w kolorze różu indyjskiego, z ornamentem w kształcie ukośnej kratki 
z naszytymi pośrodku i na łączeniach kratki koralikami imitującymi szla-
chetne kamienie. Suknia była dopasowana górą, o  przedłużonym sta-
nie, dolna część drobno plisowana. Na biodrach umieszczono ozdobny 
pas z  wiszącymi sznurami zakończonymi chwostami z  koralikami. Na 
ramiona narzucono płaszcz spięty ozdobną taśmą i  metalową klamrą 
z  motywem ptaka. Korona została zrobiona z  blachy mosiężnej, w  for-
mie szerokiej opaski dekorowanej kolorowymi szkiełkami, stylizowa-
nymi na kaboszony. Dziennikarze recenzujący stworzoną przez Mrozow-
ską postać zauważyli, że ten pięknie stylizowany kostium pomógł artystce 
w ukazaniu siły Lady Makbet – tym bardziej że ani sylwetka aktorki (niski 
wzrost), ani jej skala i barwa głosu (zbyt jaskrawa) nie nadawały się do 
ról tragicznych. Do naszych czasów zachowało się kilka fotografii artystki 
w kostiumie szekspirowskiej zbrodniarki. Widać na nich, jak Mrozowska 
wykorzystywała płynność linii kostiumu oraz plis do odpowiedniego uło-
żenia sukni wokół ciała. Miało to niewątpliwy wpływ na postawę artystki. 
Sylwetka nabierała cech dostojeństwa, a momentami była nawet kasan-
dryczna. Niewątpliwie więc kostium ten stanowił „nie tylko budulec 
postaci scenicznej, lecz także oprawę urody, zależną od kobiecej intuicji 
wykonawczej” (Jarząbek-Wasyl, 2016, s. 487). 

Podsumowując, warto tutaj zaznaczyć, że opisane powyżej kostiumy 
Mrozowskiej w  większości przygotowane zostały do ról historycznych, 
których akcja rozgrywała się w konkretnej epoce. Były więc stroje rene-
sansowe, średniowieczne, barokowe. Każdy rodzaj kostiumu swoją formą 
nadawał specyficzny kształt ciału artysty, wymagał od aktora odpowied-
niego sposobu poruszania się, siadania, wstawania czy gestykulacji. 
Dobrze skrojony strój współgrał z sylwetką, pomagał uplastycznić postać 
sceniczną, ułatwiał pracę nad bohaterem. Mrozowska, idąc za wymo-
gami epoki, w  której tworzyła, posiadała stroje, które harmonizowały 
z rolą. Kształtem i kolorem oddawały pozycję postaci, a nawet jej charak-
ter oraz nastrój. Wszystkie zachwycały pomysłowością, stylem, a co naj-
ważniejsze  – pokazywały status Mrozowskiej jako gwiazdy, podkreślały 
jej kobiece wdzięki.

Ostatnia część tego artykułu została poświęcona kostiumom z opery 
Aida Verdiego. W  roku 1967 zbiory teatralne Muzeum Krakowa wzbo-
gaciły się o trzy wieloczęściowe ubiory do roli Radamesa (nr inw.: MHK-
1910/VI/1-10; MHK-1911/VI/1-10, MHK-1912/VI/1-4), które zostały 
ofiarowane przez śpiewaka, aktora, reżysera Stanisława Drabika (1900–
1971). Artysta zakupił kostiumy do roli Radamesa w  Belgradzie, gdzie 
w  latach 1932–1935 pracował jako tenor w  tamtejszej operze. Nabył je 
od wdowy po rosyjskim śpiewaku operowym o nazwisku Law Zinowjew 
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(1876–1927) 6.  Przekazywanie kostiumów młodszym kolegom lub 
odsprzedaż strojów był częstym zjawiskiem w  teatrze. Pierwszy ubiór, 
który składał się aż z dziesięciu części, to strój wojenny z I aktu Aidy. Pod-
stawę stanowiła suknia z materiału jedwabnego w kolorze mocnej herbaty, 
na tym tle umieszczono stylizowane pąki lotosu w kolorze karminowej 
czerwieni. Kolejny element stroju to tunika, która miała drobno plisowany 
dół, zakończony drewnianymi kuleczkami obszytymi materiałem sukni. 
Szatę tę ozdabiała przepaska biodrowa wykonana z cienkiej ażurowej tka-
niny. Wierzchnią część ubioru stanowił płaszcz z bordowego, ażurowego 
materiału, ozdobionego stylizowanymi pąkami lotosu w  kolorze czar-
nym. Do ozdoby głowy przeznaczono opaskę ze złocistej lamy. Została 
ona zakończona bordowym welonem. Jej przód zdobiła złota głowa węża. 
Wykorzystanie odcieni czerwieni, złota i bordo nawiązywało do bogatych 
ubiorów władców egipskich. Na piersiach sukni znajdowała się brosza 
z blachy mosiężnej, wyobrażająca skarabeusza, a pod szyją umieszczono 
kryzę wykonaną z metalowych łusek. Całości kostiumu dopełniały: miecz 
z żelazną, niklowaną klingą oraz drewniana pochwa. Ręce zdobiły dwa 
karwasze, wykonane z tłoczonej blachy mosiężnej.

Drugi ubiór, również wieloczęściowy, to kostium triumfalny Radamesa 
z II aktu opery. Suknia spodnia uszyta z tiulu bawełnianego w kolorze kre-
mowym, przetykana srebrzystą nitką w motywy geometryczne. Górna część 
sukni miała postać pancerza z krótkimi rękawami. Kolejny element to prze-
paska biodrowa z ażurowego materiału, naszytego na jedwabną podszewkę 
w  kolorze kości słoniowej. Płaszcz na ramiona został ozdobiony haftem 
i  inkrustowany sztucznymi kamieniami. Kryzę uszyto natomiast ze sre-
brzystej lamy i ozdobiono płaskimi figurami ludzkimi oraz zwierzęcymi, 
które wystylizowano na sposób staroegipski. Przepaska biodrowa, a dokład-
nie zawieszenie (blacha mosiężna), składała się z czterech elementów połą-
czonych ze sobą paciorkami – maskami. Całości dopełniały: zawieszenie na 
piersi w kształcie stylizowanego ptaka z rozpostartymi skrzydłami i pochwa 
na miecz, ozdobiona pąkami lotosu oraz głowami ludzkimi. Obie części 
wykonano z blachy mosiężnej i skóry. Do kostiumu dołączono dwa hełmy. 

Ostatni kostium przygotowany do tej roli to strój więzienny Rada-
mesa. W  jego skład wchodziła odcinana w pasie tunika w kolorze bru-
natno-zielonym, z krótkimi rękawami. Brzegi dekoltu, rękawy i dół sukni 
ozdobiono dekoracyjnym pasem ornamentu palmetowego. Pas do prze-
wiązania sukni wykonano z  tkaniny bawełnianej w  kolorze zielonym 
i  popielatym, na nim motyw ornamentu sznurowego. Kolejny element 

6	 Informacja uzyskana od Ph.D. Sanja Milosavljevicia, teatrologa, Dział Badań i Dokumentacji 
(Research and Documentation Centre) Teatru Narodowego w Belgradzie. Lav Zinovjev. Biogram. 
Pozyskano z: http://teatroslov.mpus.org.rs/licnost.php?id=5870&jezik=lat (dostęp: 2017).
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stanowił płaszcz w  kolorze wrzosowym, z  wydrukowanymi czarnymi 
pąkami lotosu. Nakrycie głowy to trójkątna, zielona chusta, ozdobiona 
haftem z motywem pąków lotosu. 

Dwa pierwsze kostiumy do roli Radamesa poprzez wyrazistą kolory-
stykę (odcienie używane przez władców egipskich) oraz bogactwo detali 
i ozdób (motywy kojarzone z egipskimi bóstwami) pokazywały bohatera 
jako postać wysoko postawioną w  hierarchii społecznej. Bogata forma 
ubiorów współgrała także z  fabułą opery, w  której protagonista począt-
kowo święcił tryumfy jako znakomity wojownik i poddany władcy. Nato-
miast zmiana sytuacji życiowej Radamesa (więzienie, kara śmierci) 
została pokazana poprzez użycie stonowanych barw i prostego kroju szaty. 
Kolejny raz kostiumy, a zwłaszcza ich kolorystyka, posłużyły do podkre-
ślenia przebiegu akcji i oddania wewnętrznych rozterek bohatera.

Drabik po raz pierwszy wystąpił w roli Radamesa w 1932 roku i wie-
lokrotnie wcielał się w niego w trakcie trwania kariery. W „Ilustrowanym 
Kurierze Codziennym” z 2 marca 1932 roku można znaleźć wzmiankę 
o debiucie śpiewaka w Belgradzie oraz jego zdjęcie w stroju wojennym 
Radamesa. Dziennikarz podał także informację o  ogromnym sukcesie, 
jaki artysta osiągnął w tej operze. 

Podsumowując temat kostiumów Sapellego, należy podkreślić, że sta-
nowiły one odzwierciedlenie stylu opartego na wierności historycznej 
i środowiskowej. Artysta ten czerpał, co prawda, z materiałów źródłowych, 
jednakże były one twórczo przetwarzane na potrzeby danego spektaklu. 
Ubiory do sztuk Żuławskiego, Moliera, Szekspira, Verdiego ilustrowały 
oraz wiernie naśladowały epokę, w której rozgrywała się akcja, nie były 
jednak tylko archeologiczną rekonstrukcją. Tym, co zdumiewa w nich do 
dzisiaj, jest rodzaj materiałów oraz sposób ich wykonania. Wysoka jakość 
tkanin i metalowych, skórzanych dodatków, drobiazgowy sposób szycia, 
dbanie o  najmniejszy detal, guzik czy koronkę sprawiły, że przetrwały 
one do naszych czasów. Ilość elementów danego kostiumu może przytła-
czać, zważywszy na to, że zmiany garderoby w trakcie spektaklu należało 
wykonywać szybko i sprawnie. Kostium był bowiem przedłużeniem ciała 
artysty. Złe jego dobranie przeszkadzało w kształtowaniu roli, a także – to 
już wymiar bardziej prozaiczny – uniemożliwiało aktorowi szybkie prze-
bieranie się. Dobrze dopasowany pozwalał artyście zwiększyć możliwości 
ekspresji podczas wcielania się w postać.

(…) Aktor, przebywając na scenie, pracuje wyłącznie w oparciu o własne 
zasoby: mimikę, gest i  głos. Kostium teatralny jest właściwie jedynym 
zewnętrznym atrybutem, po który może sięgnąć, dlatego bardzo ważne 
jest, by ubiór sceniczny umożliwiał realizację artystycznej koncepcji spek-
taklu (PKT).
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I temu celowi służyły kostiumy wykonane przez Carambę. Artysta ten był 
świadomy, że w pracy teatralnej najważniejszy jest efekt końcowy, czyli 
przedstawienie, a  w  nim aktor we właściwie oświetlonym stroju, na tle 
odpowiednich dekoracji i w towarzystwie patrzącej na to widowni. 
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Od darmopyszek do chopionek, czyli o tożsamościowym 
znaczeniu odzieży na Górnym Śląsku 

w czasach uprzemysłowienia

S t r e s z c z e n i e

Pod koniec XVIII wieku na Górnym Śląsku zaczął się proces dynamicznych 
zmian kulturowych związanych z  rozwojem przemysłu. Charakterystyczną 
cechą kultury dnia codziennego, której elementem była również odzież 
zarówno codzienna, jak i świąteczna, stał się wówczas styk agrarności i indu-
strialności. Znaczącą cezurą czasową w ewolucji form i funkcji ubrań noszo-
nych w górnośląskich środowiskach wiejskich i  robotniczych była II połowa 
XIX  w., kiedy coraz bardziej ekspansywny stał się wpływ mody miejskiej 
(określanej też jako „pańska”). Wtedy też różne rodzaje odzienia, a zwłasz-
cza ludowe stroje paradne, przestały stanowić wyłącznie regionalny artefakt, 
różnicujący mieszkańców poszczególnych wspólnot lokalnych, ale stały się 
istotnym komunikatem tożsamościowym, wykorzystywanym jako ważki argu-
ment w dyskursie narodowościowym. Mimo działań mających na celu ochronę 
i utrwalenie tradycji noszenia strojów ludowych na przełomie XIX i XX w. 
rozpoczął się jednak proces ich wyraźnego marginalizowania oraz zmiany 
funkcji: z powszechnego ubioru paradnego w rodzaj kostiumu zakładanego 
wyłącznie w określonych okolicznościach, zwłaszcza obrzędowych. Poza relik-
towymi środowiskami wiejskimi proces ten miał różną dynamikę w odniesie-
niu do strojów męskich, które zaniknęły szybciej, i kobiecych, które przetrwały 
dłużej. Najbardziej wyrazistym przykładem (żywotnym co najmniej do lat 70. 
XX w., a endemicznie nawet później), który nie miał nic wspólnego z zakłada-
niem ludowego kostiumu ani jakimikolwiek próbami rekonstrukcyjnymi, była 
odzież noszona na co dzień i od święta przez tzw. chopionki, czyli kobiety, które 
nigdy nie zakładały ubrań zgodnych z aktualną modą, ale nosiły różne odmiany 
(w zależności od okoliczności) kiecek, fortuchów, zopasek, chust i jakli. Chopion-
kom nie towarzyszyło poczucie modowego anachronizmu, wręcz przeciwnie 
ich strój był świadectwem przywiązania do swojskości i rodzimości. Współcześ-
nie stroje ludowe (zróżnicowane w formie i proweniencji) w kulturowej rze-
czywistości dawnego górnośląskiego okręgu przemysłowego są obecne w kilku 
wariantach, wśród których niejako na dwóch biegunach znajduje się używanie 
zachowanych, odziedziczonych po przodkach oryginalnych strojów ludowych 

Sugerowane cytowanie: Kaczmarzyk, I. (2023). Od darmopyszek do chopionek, czyli o tożsamoś-
ciowym znaczeniu odzieży na Górnym Śląsku w czasach uprzemysłowienia. Creative-Commons CREATIVE-COMMONS-BY Perspektywy 
Kultury, 4/2(43), ss. 217–248. DOI: 10.35765/pk.2023.430402.15
Nadesłano:  30 .09 .2023	 Zaakceptowano:  28 .10 .2023
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lub ich wiernych replik, rekonstruowanych z ogromną pieczołowitością, oraz 
znacznie popularniejsze zakładanie okolicznościowych kostiumów ludowych 
inspirowanych zwłaszcza strojem rozbarskim. Nie stanowi to symbolu narodo-
wościowych czy społecznych wyborów jak w czasach industrializacji, ale znak 
przywiązania do regionalnego dziedzictwa, a nawet rodzaj etnicznego markera 
wskazującego na żywotność lokalnych tradycji kulturowych i potrzebę kulty-
wowania materialnego i niematerialnego dziedzictwa Górnego Śląska.

S Ł O WA  K LU C Z E : 	 Górny Śląsk, strój ludowy, górnośląskie stroje regionalne, 
industrializacja, dziedzictwo kulturowe

A B S T RAC T

From Darmopyszka to Chopionka, or the Identity Significance of Clothing 
in Upper Silesia in the Era of Industrialization

At the end of the 18th century, Upper Silesia began a process of dynamic cul-
tural changes associated with the development of industry. Everyday culture, 
including every day and festive clothing, began to be impacted by the contact 
between agrarianism and industrialism. A significant time caesura in the evo-
lution of the forms and functions of clothing worn in Upper Silesian rural and 
working-class communities was the second half of the 19th century, when the 
influence of urban fashion (also known as “lordly” fashion) became increas-
ingly expansive. At that time, various types of clothing, especially festive folk 
costumes, ceased to be purely regional artifacts, differentiating the inhabitants 
of individual local communities, but became an important identity message, 
used as a  weighty argument in the nationality discourse. However, despite 
efforts to preserve and perpetuate the tradition of wearing folk costumes at 
the turn of the 20th century, the process of their apparent marginalization and 
change of function began: from a common festive garment to a type of cos-
tume worn only in certain circumstances, especially ceremonial ones. Outside 
of relic rural communities, this process had different dynamics for male cos-
tumes, which disappeared faster, and female costumes, which survived longer. 
The most vivid example (vital at least until the 1970s, and endemically even 
later), which had nothing to do with the establishment of folk costume or any 
attempts at reconstruction, was the clothing worn on a daily basis and on hol-
idays by the so-called chopionki, i.e. women who never donned clothes that 
conformed to current fashion, but wore different variations (depending on 
the circumstances) of skirts (kiecka), aprons (fortuch), apron skirts (zopaska), 
headscarves and jaklas (jackets). The chopionski did not have a sense of fashion 
anachronism; on the contrary, their attire was a testament to their attachment 
to what was familiar and indigenous.
	 Nowadays, folk costumes (diverse in form and provenance) in the cultural 
reality of the former Upper Silesian industrial district are present in several 
variants, among which, as it were, at two poles is the use of surviving ancestral 
folk costumes or their faithful replicas, reconstructed with great care, and the 
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much more popular donning of festive folk costumes inspired especially by the 
Rozbark costume. This is not a symbol of national or social choices as in the 
times of industrialization, but a sign of attachment to regional heritage, and 
even a kind of ethnic marker indicating the vitality of local cultural traditions 
and the need to cultivate the tangible and intangible heritage of Upper Silesia.

K E Y W O R D S :  	Upper Silesia, folk costume, Upper Silesian regional costumes, 
industrialization, cultural heritage

Od końca XVIII wieku na Górnym Śląsku zaczął się proces gwałtownych 
zmian kulturowych wynikających z  dynamicznej industrializacji tego 
regionu. Demograficzne konsekwencje tego procesu stanowiły z  jednej 
strony kolonizacja fryderycjańska, a z drugiej migracja wewnętrzna, ponie-
waż w  okolice powstających cynkowni, walcowni, hut, kopalń i  innych 
zakładów przemysłowych zaczęli przybywać ludzie, którzy porzucali 
swój dotychczasowy, zazwyczaj rolniczy tryb i rytm życia, by podjąć pracę 
zarobkową. Jednocześnie nieopodal rosnących kominów i  hałd wciąż 
uprawiano ziemię i  hodowano zwierzęta. Najważniejszy wyznacznik 
wzorców kulturowych charakterystycznych dla tej części Górnego Śląska, 
która w największym stopniu zmieniała się pod wpływem przemysłu, sta-
nowić zaczął tym samym styk agrarności i  industrialności, a wiele daw-
nych wsi, przyzakładowych osad i kolonii stało się w XIX wieku zaląż-
kami miast współtworzących dzisiaj górnośląską metropolię. Na tym styku 
kształtowała się kultura dnia codziennego, której jednym z  elementów 
była również odzież. Dlatego warto w tym kontekście zastanowić się, na 
ile ta górnośląska rzeczywistość kulturowa transformująca się pod wpły-
wem industrializacji oddziaływała również na zawartość „śląskiej szafy” 1 
i na ile to, co, kiedy i w jakich okolicznościach Górnoślązacy (a  jeszcze 
wyraźniej Górnoślązaczki) na siebie zakładali, było odzwierciedleniem 
(a może również manifestacją) tożsamości kulturowej, przede wszystkim 
wobec wyzwań modernizującego się świata, ale też konieczności wyboru/
odkrycia więzów z konkretnym uniwersum narodowym.

1	 Metafora ta jest nawiązaniem do zorganizowanej w Muzeum Górnośląskim w Bytomiu retro-
spektywnej, unikatowej wystawy „Skarby śląskiej szafy”, która miała trwać od 23 września 2022 
roku do 30 września 2023 roku (jednak ze względu na ogromne zainteresowanie została prze-
dłużona do 31 grudnia 2023 roku). Muzeum to posiada największą w Polsce kolekcję śląskich 
strojów ludowych. Na wystawie pokazano eksponaty podzielone na cztery grupy tematyczne: 
Górny Śląsk (strój rozbarski, pszczyński, raciborski, rybnicko-wodzisławski, gliwicki), Śląsk 
Cieszyński (strój cieszyński, Górali Beskidu Śląskiego, wilamowski), Śląsk Opolski (strój opol-
ski, oleski, kluczborski, kozielski, głubczycki), Dolny Śląsk (strój wrocławski, kłodzki, wałbrzy-
ski, jeleniogórski, karkonoski, nyski). (Informacje pozyskane w trakcie wizyty studyjnej, por. 
również Skarby śląskiej szafy, https://muzeum.bytom.pl/?exhibition=skarby-slaskiej-szafy). 
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W śląskim szranku, czyli szafie, w chłopskich i robotniczych domach 
na terenie przemysłowego Górnego Śląska, stanowiącym przedmiot ana-
liz podejmowanych w niniejszym artykule, znajdowały się zarówno stroje 
paradne, „na niedziela”, zakładane w  momentach szczególnych, świą-
tecznych, wynikających ze wspólnotowego kalendarza obrzędowego oraz 
zrytualizowanych obrzędów przejścia, jak i zwyczajne ubrania, prostsze 
w  kroju i  wykonane z  tańszych materiałów, praktyczne i  przeznaczone 
do funkcjonowania „na beztydzień”. Odzież „na beztydzień” z oczywi-
stych względów szybciej się niszczyła, nie była też traktowana jako ele-
ment domowego wyposażenia o  szczególnej wartości, dlatego w  miarę 
upływu czasu zmieniała swoje przeznaczenie, pełniąc coraz bardziej 
poślednie funkcje w domowej przestrzeni. Proces degradacji nie obejmo-
wał natomiast odzieży świątecznej, traktowanej z  ogromną pieczołowi-
tością, ponieważ świadczyła ona o statusie materialnym, prestiżu rodziny 
i  znaczeniu jej poszczególnych członków. Takiej odzieży przypisywano 
szereg znaczących funkcji – poza szczególnie istotną funkcją społeczną, 
również funkcje regionalne, magiczne, ale też estetyczne (Bazielich, 2009, 
s. 178–179). Nic więc dziwnego, że – podobnie jak w innych regionach – 
to właśnie stroje paradne są postrzegane współcześnie jako „modelowe” 
przykłady górnośląskich strojów ludowych 2, wśród których  – dla części 
przemysłowej Górnego Śląska – najważniejszy jest strój rozbarski (bytom-
ski, górzański), którego proweniencja jest ściśle związana z górnośląskimi 

2	 Terminologia związana z  różnymi formami tradycyjnego odzienia była poddawana refleksji 
przez wielu badaczy zajmujących się tą problematyką. Por. m.in. Brzezińska i Tymochowicz, 
2019, s. 93–120. Warto również zwrócić uwagę na założenia przyjęte przez autorów „Atlasu 
Polskich Strojów Ludowych”. Kiedy ponad dziesięć lat temu Polskie Towarzystwo Ludoznaw-
cze otrzymało grant: „Atlas Polskich Strojów Ludowych – kontynuacja prac wydawniczych, 
przeprowadzenie badań terenowych i kwerend źródłowych oraz cyfryzacja materiałów źród-
łowych i udostępnienie ich w Internecie”, w pierwszym tomie publikacji wyjaśniano: „Nasze 
rozważania umieścimy w szerszym kontekście, dotyczącym strojów w ogóle. Używamy pojęcia 
tzw. stroje ludowe z premedytacją i z całym dobrodziejstwem (lub nie) inwentarza, nagroma-
dzonych przez dziesiątki lat przekonań i wyobrażeń. Ma to na celu odróżnienie ich od strojów 
ludu, które mogą być ogromnie różnorodne. Wszystko zależy bowiem od tego, jak zdefiniu-
jemy lud i jakie ramy czasowe zakreślimy. Stroje ludowe zawsze są fragmentem historii ubio-
rów w ogóle. We współczesnej antropologii często spychane są na margines zainteresowań jako 
zagadnienie etnografii tradycyjnej. Postulujemy, by odczytać ich sensy na nowo” (Czachowski 
i Słomska-Nowak, 2013, s. 9). W pełni podzielam ten ostatni postulat, zwłaszcza że w odnie-
sieniu do odzienia noszonego przez mieszkańców regionu podlegającego dynamicznej kultu-
rowej transformacji, jakim był Górny Śląsk w czasach uprzemysłowienia, pewna migotliwość 
tego, kto, co i kiedy na siebie zakładał, wzajemne interferencje kulturowych wzorów obowią-
zujących w danej społeczności i wreszcie indywidualnych wyborów i decyzji sprawia, że to 
terminologiczne „dobrodziejstwo inwentarza” oraz jego kulturowy kontekst są w odniesieniu 
do dawnej odzieży z tego regionu – jeżeli nie chce się popaść w ujęcie stereotypowe – mocno 
skomplikowane. 
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tradycjami wiejskimi, a który z czasem funkcjonować zaczął na zasadzie 
pars pro toto, stroju górnośląskiego/śląskiego w ogóle 3.

Znaczącą cezurą czasową, jeżeli chodzi o rozwój form i funkcji gór-
nośląskiego stroju ludowego, jak zgodnie podkreślają badacze zajmujący 
się tą problematyką, jest wiek XIX, kiedy po pierwsze wiele tradycyjnych 
zestawów i elementów stroju wyszło z użycia (chociaż było to zjawisko 
o różnej dynamice w różnych rejonach Śląska), a po drugie, kiedy coraz 
silniej zaznaczał się również w środowisku chłopskim, ale przede wszyst-
kim wśród robotników i ich rodzin zamieszkujących okręg przemysłowy 
wpływ mody miejskiej (określanej też jako „pańska”). Popularność tej 
ostatniej – poza uniwersalną funkcją naśladowczą – mogła mieć również 
bardziej pragmatyczny wymiar wynikający z  faktu, że w  ramach wspo-
mnianej migracji wewnętrznej w  przyzakładowych osadach „czarnego” 
Śląska (jak później go nazwano) osiedlały się również osoby, które zwią-
zane były rodzinnie ze środowiskami, w  których używano innych stro-
jów paradnych aniżeli te dominujące we wsiach, które stały się później 
dzielnicami górnośląskich miast (m.in. Bytomia, Piekar, Chorzowa czy 
Katowic). Takich strojów nie przenoszono bowiem w nowy kontekst kul-
turowy, wybierając bardziej uniwersalną, „przezroczystą”, jeżeli chodzi 
o przynależność lokalną, odzież miejską, stanowiącą jednocześnie znak 
społecznego awansu, który na Górnym Śląsku był związany również 
z opowiedzeniem się po stronie niemieckich wzorców kulturowych, cho-
ciaż postawienie znaku równości pomiędzy ubraniami typu „pańskiego” 
a ubraniami „niemieckimi” byłoby wnioskiem idącym zbyt daleko. Tym 
niemniej ze względu na geopolityczne uwarunkowania związane z pru-
sko-polskim współzawodnictwem o przejęcie „rządu dusz” nad rodzimą, 
chłopską i robotniczą ludnością górnośląską (Bahlcke, Gawrecki i Kacz-
marek, red., 2011), którego szczególne nasilenie nastąpiło w  II połowie 
XIX wieku, odzież, przede wszystkim paradna, zakładana w czasie świąt 
i  znaczących momentów obrzędowych, zwłaszcza obrzędów przejścia, 
zaczęła pełnić kolejną, istotną funkcję, stając się nie tylko znakiem statusu 
społecznego i przynależności do określonej wspólnoty lokalnej, ale także 
ważnym świadectwem identyfikacji narodowościowej. 

Źródła wiedzy o tym, w jaki sposób ubierali mieszkańcy Górnego Ślą-
ska w czasach uprzemysłowienia, stanowią – poza zachowanymi w zbio-
rach muzealnych eksponatami – teksty kultury pochodzące z XIX i począt-
ków XX wieku. Pierwszą grupę takich tekstów tworzą deskrypcje, czasem 

3	 Do grupy strojów ludowych noszonych w  granicach historycznego Górnego Śląska zali-
cza się – poza strojem rozbarskim – również stroje laski, cieszyński, pszczyński, raciborski, 
rybnicki, strój górali Beskidu Śląskiego oraz odrębny pod względem proweniencyjnym strój 
schönwaldzki.
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wręcz o charakterze ekfraz, utrwalające określone odzieżowe tu i teraz. Są to 
deskrypcje o charakterze ściśle etnograficznym, które powstały ze względu 
na potrzebę gromadzenia w XIX i na początku XX wieku ludoznawczych, 
jak wówczas je określano, materiałów, w tym o charakterze „etnografii ratun-
kowej”, opracowywanych przez zbieraczy folkloru bądź „kolekcjonerów 
kultury” zarówno z polskiego, jak i niemieckiego punktu widzenia (zob. 
Kapełuś i  Krzyżanowski, 1970; Kapełuś i  Krzyżanowski, 1980; Simoni-
des, 1989; Bönisch-Brednich, 1994; Pośpiech i Smolińska, 2002; Simonides, 
2007; Pośpiech i Smolińska, 2002). Do tej grupy należą również wszelkie 
mniej lub bardziej szczegółowe informacje dotyczące odzienia znajdujące 
się w relacjach, notatkach, sprawozdaniach, listach z podróży etc. pozosta-
wionych przez osoby, które obserwowały Górny Śląsk albo przelotnie, ponie-
waż stanowił on tranzytową trasę ich podróży, albo bardziej wnikliwie, jeżeli 
było to dla nich miejsce docelowego lub dłuższego pobytu. Drugą grupę 
źródeł stanowią teksty o charakterze perswazyjnym, koncentrujące uwagę 
nie na etnograficznych szczegółach stroju i ich estetycznych ocenach, ale ich 
wymowie ze względu na społeczny, a zwłaszcza narodowościowy kontekst. 
Należą do tej grupy wzmianki, komentarze, pouczenia czy opinie o mora-
lizatorskim charakterze, które znaleźć można przede wszystkim w górno-
śląskiej prasie, ale też będące elementem przekazu kaznodziejskiego. Wska-
zują one, że w ostatnich dekadach XIX wieku różne rodzaje odzienia nie 
były już neutralne, nie stanowiły wyłącznie regionalnego artefaktu różni-
cującego mieszkańców poszczególnych kulturowych przestrzeni, a  wręcz 
przeciwnie – były ważnym komunikatem tożsamościowym. Osobną pod-
grupą tekstów, w których funkcja perswazyjna (aczkolwiek w innym aspek-
cie) była dominująca, są reklamy namawiające do zakupu ubrań lub akce-
soriów odzieżowych nie tylko w „magazynach” górnośląskich, ale również 
w miejscach będących dla Górnego Śląska kulturowym punktem odniesie-
nia, tzn. w Berlinie i Wiedniu. Reklamy te świadczą przede wszystkim o tym, 
jak znaczące stały się również w tym regionie materiały i odzież fabryczna. 
Trzecią, niezwykle istotną poznawczo grupę tekstów kultury poświęconych 
problematyce ubiorów, stanowi ikonografia. Należą do niej ilustracje wyko-
nane różną techniką, towarzyszące deskrypcjom strojów noszonych przez 
mieszkańców Górnego Śląska oraz pocztówki (karty korespondencyjne), 
a  zwłaszcza fotografie, które za sprawą licznych atelier fotograficznych 
i przemierzających przemysłowe osady, wsie i miasteczka wędrownych foto-
grafów integralnie wpisały się w górnośląską obyczajowość przełomu XIX 
i XX wieku 4, stając się ważną częścią domowej kultury pamięci, również 

4	 Już w latach 50. XIX wieku w górnośląskiej prasie pojawiają się anonse zapraszające do wyko-
nania rodzinnych fotografii, np. w 1854 roku fotograf R. Liebsz na łamach „Beuthener Kre-
isblatt” zawiadamiał, że zatrzymał się w  Rynku, w  domu nr  25 i  „(…) poleca szanownej 
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w rodzinach chłopskich i robotniczych. Oczywiście pamiętać trzeba, że naj-
częściej nie były to zdjęcia „reportażowe”, rzadko chodziło w nich o uchwy-
cenie przypadkowej chwili, raczej były to upozowane, fotograficzne portrety 
mające utrwalić najbardziej „odświętny” wygląd 5. 

Il. 1. Górnoślązaczka w stroju rozbarskim. 
Awers zdjęcia wykonanego w Atelier Ste-
ckel w Königshütte (dzisiaj: Chorzów)

Il. 2. Rewers zdjęcia wykonanego w Ate-
lier Steckel w Königshütte (dzisiaj: 
Chorzów)

Źródło: zbiory własne. Źródło: zbiory własne.

Wzrost znaczenia odzieży jako świadectwa pozycji zajmowanej 
w lokalnej społeczności był początkowo konsekwencją wzrostu zamożno-
ści warstwy chłopskiej, która została w Prusach na początku XIX wieku 
uwłaszczona, co pozwalało nie tylko na zapewnienie członkom poszcze-
gólnych rodzin dostępu do strojów paradnych, ale też do codziennej 
odzieży wykonanej z  solidniejszych tkanin, zwłaszcza że były one pro-
dukowane na miejscu (Jerzy Samuel Bandtkie w 1821 roku odnotował: 
„Gdy Szląsk Pruski do 28000 postawów sukna wyrabia, to nie dziw, że 

publiczności swe usługi i wykonuje codziennie bez względu na pogodę świetlno-papierowe 
obrazy po niskiej cenie” (cyt. za: R. Skoczek-Kulpa, 1998).

5	 Fotografie tego typu są współcześnie częścią kolekcji muzealnych, wiele z nich jest też udostęp-
nianych na różnorodnych stronach internetowych, blogach i portalach o regionalnej tematyce, 
jednak trzeba też podkreślić, że wciąż trudna do oszacowania jest liczba zdjęć znajdujących się 
w prywatnych materiałach archiwalnych, stanowiących swoiste rodzinne wizualne silva rerum. 
Za udostępnienie takich właśnie licznych materiałów ilustracyjnych Autorka serdecznie dzię-
kuje rodzinie Kotala.
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zarzuciwszy płócienne suknie, wzięto się do wełnianych” (Bandtkie, 1934, 
s. 14). W bogatszych rodzinach chłopskich łatwiej było wygospodarować 
środki na coraz piękniejsze stroje, niedostępne dla ubogich. Uszycie ubio-
rów „na niedziela”, wykonywanych z  tkanin samodziałowych lub póź-
niej fabrycznych, zdobionych aplikacjami, haftami, koronkami, ozdob-
nymi guzikami i innymi detalami dekoracyjnymi itp., wiązało się bowiem 
z pokaźnym wydatkiem. Strój paradny odzwierciedlał tym samym status 
ekonomiczny rodziny, był jego najbardziej widoczną oznaką, zauważaną 
już na pierwszy rzut oka (Lipok-Bierwiaczonek, 2022).

Zmiany czy różnicowanie się poszczególnych elementów miało dwie 
podstawowe przyczyny. Uchwycił je rosyjski etnograf Izmaił Sriezniewski, 
który swój opis świątecznego stroju Ślązaczek zakończył uwagą, że mógłby 
on być „bardzo ładny, jeśli nie byłby tak skomplikowany” (cyt. za: Kuchar-
ska, Nasz i Rospond, 1973, s. 72), jednak – co istotniejsze – podsumowując 
swoją relację, wskazał, że w odniesieniu do mieszkanek śląskich wsi „(…) 
która ubiera się inaczej, na tę mieli wpływ mieszkańcy miast lub Niemcy” 
(cyt. za: Kucharska, Nasz i  Rospond, 1973, s.  72). Pierwsza z  przyczyn 
wynikała więc z  faktu, że do odzieży zakładanej przez Górnoślązaków 
szybko zaczęły przenikać elementy mody miejskiej. Znawczyni problema-
tyki śląskich strojów ludowych, Barbara Bazielich, podkreślała, że obejmo-
wały one zdobnictwo (zwłaszcza w zakresie haftów) oraz nowe surowce 
i gotowe elementy produkcji rzemieślniczej i manufakturowej, obejmujące 
czepce, chustki nagłowne i naramienne, wstążki, koronki i hafty w stroju 
kobiecym oraz płaszcze, surduty czy cylindry w stroju męskim (Bazielich, 
2009, s. 174). Ta wyraźna ekspansja mody miejskiej była skutkiem przede 
wszystkim silnych procesów industrializacyjnych, co sprawiło, że stroje 
o krojach i wzorach odziedziczonych po przodkach zaczęły się różnicować 
w kierunku ubiorów wskazujących na socjalny i ekonomiczny awans (co 
nie sprzyjało trwaniu przy odzieżowym tradycjonalizmie). 

Te ostatnie uwarunkowania nie były specyfiką wyłącznie górnośląską. 
Wszędzie tam, gdzie dynamicznie rozwijała się cywilizacja techniczna 
i  procesy urbanizacyjne, zmieniał się kanon strojów, ponieważ robot-
nicy, aby symbolicznie zamknąć przeszłość i otworzyć się na to, co miało 
pozwolić na wizualne wpisanie się w  nowe otoczenie, zatarcie obcości, 
kupowali za pierwszy zarobek przede wszystkim nową odzież (Kossa-
kowska-Jarosz, 2009, s. 230). Na Górnym Śląsku na te ogólnoeuropejskie 
tendencje kulturowe wyraźnie nałożył się dodatkowy czynnik, również 
przez Sriezniewskiego odnotowany  – dyskurs narodowościowy, będący 
konsekwencją toczącej się walki o świadomość mieszkańców tego regionu. 

W tym dyskursie (złożonym co do swojej istoty) rolę odegrały rów-
nież regionalne stroje ludowe. Jak już bowiem zostało wyżej wspo-
mniane, ich odzieżowa hegemonia zaczęła w naturalny sposób słabnąć. 
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Jednak – podobnie jak wiele innych modernizujących się wówczas ele-
mentów krajobrazu kulturowego – również one zostały wpisane w nowy 
znaczeniowy kontekst, stając się jednym z argumentów w zaostrzającej 
się walce „o rząd dusz” rodzimej ludności Górnego Śląska. Jest przy tym 
znaczące, że w polskim dyskursie tożsamościowym (mocno tradycjona-
listycznym, antyurbanizacyjnym) stroje miejskie, modne i  ekspansywne 
zaczęto wówczas utożsamiać z  negatywnym wpływem kultury niemie-
ckiej. Początkowo to synonimiczne traktowanie odzieżowej miejskości/
niemieckości nie było w  odniesieniu do Górnego Śląska w  jakiś szcze-
gólny sposób wartościowane. Jeszcze Bandtkie odnotowywał: 

W dawnych nadaniach Piastów Szląskich widać na pieczęciach, np. Hen-
ryka I strój polski, ale teraz u mężczyzn wszędzie strój niemiecki: kaftani 
noszą w powszedni dzień, suknie i surduty we święta. Dawniej zaś cho-
dził lud wiejski w  sukniach płóciennych, ale teraz to po większe części 
ustało. Granatowe płaszcze w Dolnym, błękitne i szare w górnym Szląsku 
są najwięcej w używaniu (Bandtkie, 1934, s. 16).

Te etnograficzne refleksje nie stanowiły bowiem jeszcze głosu w naro-
dowościowej dyskusji 6, ponieważ proces poszukiwania (a  może też 
w  jakimś stopniu projektowania) odpowiedzi na pytanie o zakres tego, 
czym jest Śląsk, jaki jest i  jaki powinien być ten region, a także kim są 
(lub nie są) jego mieszkańcy i na ile ich strój może świadczyć nie tylko 
o ich przynależności lokalnej, ale też narodowej, nie był bowiem jeszcze 
w pierwszych dekadach XIX wieku jakimś znaczącym punktem odnie-
sienia. Ówczesne etnograficzne (ale też historiograficzne 7) konstatacje 
nie należą do piśmiennictwa zaangażowanego (a  czasem wręcz pro-
pagandowego), chociaż w  różnych kontekstach pobrzmiewały w  nich 
pytania, o  – używając współczesnej terminologii  – „śląską/górnośląską 
rzeczywistość wyobrażoną” 8. 

6	 Ten znany bibliotekarz w  swoich pracach nie był ani antyniemiecki, ani propolski w  zna-
czeniu  – jak określił to Boroń  – „neofickiej gorliwości”. Interesowały go przede wszystkim 
naukowe fakty, które starał się odnotować (Boroń, 2010, s. 66).

7	 Szczegółową analizę z punktu widzenia rozwoju myśli historiograficznej przeprowadziła Mal-
czewska-Pawelec, 2012.

8	 Do tego terminu, – odwołując się do koncepcji Benedicta Andersona – sięgnął Wojciech Kuni-
cki, redagując tom „Śląsk. Rzeczywistości wyobrażone”, będący antologią związanych z  tą 
problematyką tekstów źródłowych. We wstępie Kunicki wyjaśniał, że nie chodzi o „klasyczne 
pytanie historiografii: jak naprawdę było, ale o  rzeczywistości kreowane w  ramach niegoto-
wego projektu: narodowego, polsko-niemieckiego, polskiego, ponadnarodowego czy «europej-
skiego». W tym sensie – pisał dalej o przygotowanej przez siebie antologii – jest [ona] jakby 
demonstracją próbnego poletka tych wyobrażeń, które skupiają jak w  soczewce konflikty 
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Proces kształtowania się w  szerszym stopniu świadomości, że Śląsk 
(szczególnie Górny Śląsk) to ziemia, której kulturę można odczytać 
zgodnie z regułami dyskursu wspólnotowego, stał się zauważalny z pol-
skiego punktu widzenia w sposób zdecydowany dopiero w drugiej poło-
wie XIX wieku (zwłaszcza po upadku powstania styczniowego), wtedy 
też zaczęto mocniej akcentować polsko-śląskie „braterstwo” kulturowe. 
Wcześniej nawet jeżeli to kulturowe pokrewieństwo dostrzegano, to nie 
wiązało się ono z głębszą, programową refleksją. Julian Ursyn Niemce-
wicz w  swoim najsławniejszym dziele, wielokrotnie później wznawia-
nych Śpiewach historycznych, wspomina o miejscach związanych ze Ślą-
skiem jedynie incydentalnie (Pawelec, 2012, s. 111–133), chociaż zauważa 
zarazem, odwołując się do swoich zdobytych z  podróżniczej autopsji 
doświadczeń, że „Wszystko po drugiej stronie, wszystko takie jak u nas, 
taż sama mowa, strój, obyczaje, położenie kraju, wszystko świadczy, że 
Polska i Śląsk jednym narodem, jedną były krainą” (Niemcewicz, 1872, 
s. 46). Aczkolwiek to „jak u nas” nie oznaczało pełnego, szczegółowego 
podobieństwa, zwłaszcza w zakresie strojów w naturalny sposób regional-
nie i lokalnie zróżnicowanych. Odwiedzający w 1861 roku mieszkającego 
w Woźnikach Józefa Lompę Janusz Ferdynand Nowakowski pisał:

Wjeżdżając do Woźnik 9 wśród pięknego dnia już można było spotykać 
tutejszy lud różny strojem od naszego, a więcej jeszcze kształtniejszymi 
rysami twarzy. Mężczyźni odziani w niebieskie, długie sukmany, a kobiety 
w kolorowe spódnice, czapeczki białe na głowie i z wielkim rondem kape-
lusze, a stąd białą, nieopaloną twarzą bardzo się wyróżniające od naszych 
wieśniaczek (Nowakowski, 1861).

Jednak w II połowie XIX wieku nie odnotowywanie tego typu odręb-
ności, ale przede wszystkim możliwość wskazania kulturowych podo-
bieństw stanowić zaczęło konstytutywną podstawę programu włączenia 
Ślązaków w odrodzoną w przyszłości polską wspólnotę narodową „(…) 
ci ludzie są Polakami istnymi jako i my, tylko że cokolwiek mówią dzi-
wacznie” – tłumaczono pielgrzymom na łamach poznańskiego „Wiarusa” 
(cyt. za: Wrzesiński i  Kulak, 1990). Również mieszkańcy Górnego Ślą-
ska, w  tym wszyscy ci, którzy w  swoim „rajdzie promienistym” porzu-
cali wiejskie życie swoich przodków i  ruszali w  kierunku najbardziej 
uprzemysłowionej „ziemi obiecanej” pomiędzy Mysłowicami, Gliwicami 

i zbliżenia, porozumienia i nieporozumienia środkowoeuropejskie w  stopniu większym niż 
«narodowo homogeniczne» Bawaria lub Mazowsze” (Kunicki, 2009, s. 9).

9	 Woźniki to dawna osada targowa, położona w północnej części Górnego Śląska, na ziemi lub-
linieckiej. Woźniki w połowie XIX wieku odzyskały prawa miejskie. Józef Lompa spędził tam 
ostatnią dekadę swojego życia.
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i Tarnowskimi Górami, stanowili główny punkt odniesienia w poszuki-
waniu (ale też kreowaniu) wspólnego mianownika pomiędzy światem 
przedrozbiorowej Rzeczypospolitej a światem hiperbolizowanych śląskich 
„braci odłączonych”, „pobratymców”, jak pisano w publikacjach (zwłasz-
cza prasowych) o  patriotycznym charakterze w  II połowie XIX wieku. 
Aczkolwiek pamiętać trzeba, że kulturowe analogie, chociaż chętnie eks-
ponowane, nie stanowiły obiektywnych przesłanek do wyciągania daleko 
idących wniosków związanych ze świadomością kulturową mieszkańców 
Śląska przed Wiosną Ludów, ponieważ to nie „obiektywne podobieństwo 
kulturowe (…) między Górnym Śląskiem a resztą ziem polskich świad-
czyło o polskości Górnoślązaków, lecz dopiero ich świadomość” (Gerlich, 
1993, s. 9). Budowanie i wzmacnianie tej świadomości oparte na przeko-
naniu, że wspólnotowe więzi polsko-śląskie istnieją, ale wymagają, aby je 
„obudzić”, stało się ostatecznie paradygmatem, który polskie elity inte-
lektualne i lokalni „budziciele polskości” przyjęli i starali się wprowadzić 
w życie. 

Wśród sposobów zadzierzgnięcia owych wspólnotowych więzów 
i metod ich zinternalizowania zwracano uwagę na wszystkie te elementy 
materialnej, a zwłaszcza niematerialnej kultury, o których pisał cytowany 
na początku artykułu Niemcewicz. Idealizowano więc wyraźnie obrazy 
śląskich „wsi spokojnych” i „raje młodości” (Bonczyk, 1987, s. 37), któ-
rych konserwatywni mieszkańcy żyją zgodnie z  odwiecznymi wzor-
cami, i przestrzegano przed zagrożeniami, jakie niesie miasto i związany 
z nim kult nowości (Kossakowska, 2014). Z  tego powodu jako moralny 
imperatyw traktowano m.in. konieczność odnajdywania, zachowywania 
i  wykorzystywania do budowania poczucia wspólnoty wszystkiego, co 
świadczyło o podobieństwie czy jednolitości kulturowych korzeni 10 i pięt-
nowania wszystkiego, co owe wspólnotowe więzi mogło w  jakikolwiek 
sposób nadszarpnąć. Obok obyczajów, wiary katolickiej i języka, również, 
jak już zostało zasygnalizowane, kwestia tradycyjnych strojów nabierała 
w tym kontekście nowej wagi.

10	 W niemieckojęzycznych publikacjach tę część rodzimej ludności określano mianem die Polen 
Oberschlesiens, wyjaśniając, że „(…) określa się tym mianem Ślązaków, pochodzących w nie-
przerwanej linii genealogicznej od przodków, którzy wraz z piastowskimi książętami przywę-
drowali jako Polacy na Śląsk lub tych, którzy jako polscy autochtoni pozostali polscy pośród 
miast i  wiosek lokowanych na prawie niemieckim i  zasiedlanych niemieckimi kolonistami. 
Chodzi tu więc naprawdę o Polaków wg języka, obyczajów i wyglądu twarzy. Jednakże w sen-
sie politycznym owi Polacy nie chcą być Polakami, lecz są oni wszyscy bardzo wiernymi rojali-
stami pruskimi, a oprócz tego bardzo dobrymi żołnierzami. Wszystko, co chce się powiedzieć 
o narodowo-polskim duchu Górnoślązaków, jest albo urojone, albo sztucznie zaszczepione, 
a przeciwko temu ostatniemu państwo zastrzega się słusznie wszelkimi sposobami” (Koelling, 
1898, s. 407). Autorka dziękuje w tym miejscu p. Katarzynie Paruzel-Kutek za pomoc w odczy-
taniu i tłumaczeniu dziewiętnastowiecznych tekstów niemieckojęzycznych.
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Il.  3. Gospodarze z Chorzowa Starego 
w strojach rozbarskich, początek XX wieku

Il.  4. Ozdobne guziki z grawerem przed-
stawiającym prace polowe (oryginalny, roz-
barski strój paradny

Źródło: zbiory własne. Źródło: zbiory własne.

Kierowano więc do depozytariuszy lokalnego dziedzictwa kulturo-
wego  – mieszkańców Górnego Śląska, a  zwłaszcza jego mieszkanek  – 
pełne emocji apele o  trwanie przy wzorcach odzieży stosownej do oko-
liczności i  zgodnej ze słowiańską „tradycją ojców” 11, którą w  ostatnich 
dekadach XIX wieku określano już wprost jako „narodową”. Odzwier-
ciedla to płomienny niemalże manifest, jaki został zamieszczony na 
łamach „Gazety Górnośląskiej” w 1880 roku w dziale „Wiadomości miej-
scowe i potoczne”:

11	 Podstawowe etnograficzne kontrowersje związane ze strojami Górnoślązaków dotyczyły pro-
weniencji. O ile bowiem warstwa opisowa nie budziła wątpliwości, to interpretacja już zde-
cydowanie tak. Kiedy tuż przed II wojną światową opublikowano (już po śmierci autorki) 
opracowanie Elizabeth Grabowski (Die Volkstrachten in Oberschlesien, Breslau 1935) Agnieszka 
Dobrowolska ustosunkowała się polemicznie do wniosków niemieckiej badaczki, podsumo-
wując swoje odrębne stanowisko w  następujący sposób: „W rezultacie należy stwierdzić, że 
praca Grabowskiej ma niewątpliwie wartość jako zbiór sumiennie zebranych i dobrze ilustro-
wanych materiałów do śląskiego stroju ludowego, natomiast zawodzi zupełnie w  ustępach 
poświęconych zagadnieniom ogólnym i zasadniczym. Co więcej charakter tych ustępów upo-
ważnia do stwierdzenia, że praca ta do pewnego stopnia ośmiesza naukę niemiecką” (Dobro-
wolska, 1934–1935, s. 4).
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Kilka to miesięcy temu – pisał korespondent z Bobrka – kiedy wyczytałem 
z „Gazety” gorące słowa, zachęcające lud nasz do trzymania się i szano-
wania naszego ubioru narodowego. Prawda, święta prawda, że wszystko, 
co po ojcach naszych odziedziczamy, powinno nam być zawsze i wszę-
dzie drogiem  – a  tą spuścizną jest nasza wiara św., jest nasz ukochany 
język polski, jest nasz ubiór narodowy (…) zasługą jest trzymać się ubioru 
narodowego – choćby nawet tylko na złość niektórym niemieckim kultur-
tregerom, którzyby nas gwałtem na niemieckie kopyto przerobić chcieli 
i którym ten piękny nasz ubiór solą w oku. Pamiętajcież tedy, wy ojcowie 
i matki, abyście dzieci wasze wychowały w miłości do naszej wiary świętej, 
języka i ubioru naszego. Wy zaś chłopcy nasi, bierzcie sobie za żonę tylko 
dziewoję, która do ołtarza przystępuje w swem pięknem ubraniu narodo-
wem – wy zaś dziewoje gardźcie chłopcami, którzy gardząc zwyczajem 
ojców, przystrajają się w obce ubiory. Trzeba też podawać do wiadomo-
ści publicznej takie wypadki, by ludzie wiedzieli, kto gardzi zwyczajami 
swych ojców. Coś podobnego i u nas niedawno temu miało miejsce. Córka 
prostego, lecz bogatego chłopa poszła za mąż i zamiast przystąpić do ołta-
rza w pięknem swem ubraniu narodowem, poczęła się stroić w inne, obce 
nam suknie, wdziała białe rękawiczki itp. tak, że panna młoda w istocie 
«fajn» wyglądała, to jest niektórzy śmiali się z  jej pustoty, drudzy obu-
rzyli się jej postępowaniem, tak że nawet podczas wesela do bójki przyszło 
(…) I powiedzcie tedy, kochani czytelnicy, czy to wesele prawdziwe, gdzie 
panna młoda staje się przyczyną zgorszenia, a goście weselni się pobiją 
(Gazeta Górnośląska, 1880, nr 86).

Pomijając warstwę retoryczną tego tekstu, warto zwrócić uwagę właś-
nie na ów kilkakrotnie użyty epitet „narodowy”, będący w  tym kontek-
ście synonimem paradnego stroju ludowego, jak można przyjąć, w wersji 
rozbarskiej 12. Taki strój winna była założyć owa mieszkająca w Bobrku 

12	 Nazwa tej odmiany stroju pochodziła od miejscowości Rozbark, dawnej wsi nieopodal Byto-
mia (dzisiaj dzielnicy tego miasta). Taki strój obejmował swoim zasięgiem historyczną ziemię 
bytomską. Na wschodzie, jak ustaliła Barbara Bazielich, granicę jego występowania wyzna-
czały rzeki Przemsza i  Brynica, na zachodzie obszar ziemi raciborskiej, na południu mia-
sta Mikołów i Mysłowice, a na północy – rzeka Mała Panew. Męski strój paradny składał się 
z koszuli z kołnierzykiem zdobionym mereżką i zawiązaną pod nim jedbowką, czyli jedwabną 
chustką, granatową długą kamizelą bez rękawów, którą nazywano bruclek (lub westa), oraz 
zakładaną na górę granatową kamzolą (lub kamuzolą) z rękawami. Bruclek i kamzola zaopa-
trzone były w błyszczące metalowe guziki, na których wygrawerowane były sceny z prac rol-
nych. Dolna część paradnego męskiego stroju to żółtawe spodnie irchowe, zwane jelyniokami 
albo skórzokami, wpuszczane w cholewy wysokich butów, tzw. kropów. Mężczyźni nosili także 
spodnie sukienne, granatowe, z czerwoną wypustką bizą wzdłuż zewnętrznego szwu (spod-
nie takie nazywano bizokami, uzupełnieniem były wiązane trzewiki). Jako nakrycie głowy słu-
żył czarny filcowy kapelusz z  prostym rondem zwany kanią, a  zimą czarna lub granatowa 
czapka obszyta futrem tchórza, czyli tchorzowka (forma tego nakrycia głowy była też uzależ-
niona od kwestii obrzędowych). Kobiety ubierały się w długą do kostek, szeroką kieckę, czyli 
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panna młoda skrytykowana na łamach „Gazety Górnośląskiej” (kore-
spondent pisma milczy, czy krytykowana „miejskość” ubioru dotyczyła 
też pana młodego). Wybór stroju ślubnego stawał się tym samym toż-
samy z symbolicznym utrwalaniem lub łamaniem społecznych zasad, był 
symbolicznym kodem, który pod wpływem geopolitycznych uwarunko-
wań nabierał nowych, narodowych sensów (Bogatyriew, 1975). Górnoślą-
ska „dziewoja” nie powinna więc sięgać po białą suknię, która w kulturze 
europejskiej upowszechniła się za sprawą ślubu królowej Wiktorii w 1840 
roku. Kolorystykę jej sukni naśladować zaczęły najpierw arystokratki, 
a później również panny z niższych kręgów społecznych, także na Śląsku. 
Jednak owa modna biała, „miejska” suknia ślubna oznaczała dla „budzi-
cieli polskości” na Górnym Śląsku symbol porzucenia tradycji oraz – co 
gorsza – wpisania się w niemieckie wzorce kulturowe. Dlatego Górnoślą-
zaczka powinna była pozostać wierna dawnej, ślubnej kolorystyce, tzn. 
czerni i  zieleni. Uznawano bowiem, że czarne, jedwabne jakla i  kiecka 
dodają pannie młodej powagi, a zieleń chusty i fartucha (mógł być także 
kremowy) symbolizują nadzieję związaną z nową rolą społeczną. Dopeł-
nieniem takiego stroju ślubnego winien być mirtowy (mertowy) wieniec 
stanowiący znak dziewictwa i niewinności. Mirt (merta) stanowił też atry-
but stroju pana młodego, druhen i drużbów (Lipok-Bierwiaczonek, 2022) 
oraz pełnił funkcję symbolu zaślubin (Malinowski, s. 92). Obrzędowa siła 
mirtu okazała się najbardziej uniwersalna, ponieważ mimo tego, że osta-
tecznie biała suknia i garnitur zwyciężyły w tym swoistym „pojedynku” na 
ślubne stroje, to zwyczaj ich przystrajania mertowymi gałązkami okazał się 
wyjątkowo trwały 13. 

Ludowe stroje ślubne w zależności od miejsca i okresu różniły się nie-
którymi detalami, kolorem czy krojem, jednak zawsze miały na celu zazna-
czenie poczucia wspólnoty z  określonym lokalnym, ale też, jak zostało 
wyżej wspomniane, narodowym uniwersum. Barbara Bazielich podkre-
ślała, że dowodziło to pełnienia przez stroje ludowe funkcji regionalnej 
i narodowej (Bazielich 2012, s. 179). Nie ma co prawda danych liczbowych 
wskazujących, jaki procent młodych par na przełomie XIX i XX wieku 

szeroką plisowaną spódnicę z  przyszytym do niej stanikiem (zwanym lajbikiem), pod którą 
zakładano mocno krochmalone halki oraz na którą nakładano barwny fartuch (w kwiaty lub 
paski), górną część stroju tworzyła zakrywająca lajbik jakla, czyli rodzaj wierzchniego kaftana 
z długimi rękawami oraz zakładaną na ramiona chustą. Nakrycie głowy było uzależnione od 
stanu oraz okoliczności. Jeżeli były to okoliczności świąteczne, obrzędowe (np. śluby czy uro-
czystości kościelne) panny nosiły założone na klapy mirtowe wianki, a w późniejszym okresie 
galandy – wieńce ze sztucznych kwiatów i koralików, natomiast mężatki budy (rodzaj koron-
kowego czepca) lub wiązane na karku czerwone chusty – purpurki (Bazielich, 1988; Bazielich 
2002; Lipok-Bierwiaczonek, 2022).

13	 Obrzędowa siła mirtu jako atrybutu ślubnego zaczęła zanikać dopiero w czasach współczesnych. 
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i w początkowych dekadach wieku XX wybierał taką w pełni tradycyjną 
formę ślubnych strojów. Liczne zachowane fotografie wykonane w zbliżo-
nym czasie wskazują jednak, że również w środowisku robotniczym zakła-
danie białej sukni, garnituru i cylindra nie były zjawiskiem odosobnionym. 
W każdym razie wzorce ślubnych strojów ewoluowały w kierunku trzech 
podstawowych wariantów: młoda para ubrana w stroje ludowe, młoda pani 
w  stroju tradycyjnym, „chłopskim”, natomiast młody pan w  garniturze, 
białych rękawiczkach i cylindrze lub para młoda w całości ubrana zgodnie 
z aktualnymi kanonami mody miejskiej. W przemysłowej części Górnego 
Śląska wybór tego ostatniego wariantu mógł też wynikać z pochodzenia 
nowożeńców, którzy niejednokrotnie wywodzili się spoza granicy występo-
wania stroju rozbarskiego (czy pszczyńskiego) i nie przenosili do nowych, 
robotniczych środowisk dotychczasowych wzorców chłopskiego stroju ze 
swoich rodzinnych okolic. Równie istotna była jednak, jak się wydaje, po 
prostu siła mody 14 i znaczenie indywidualnych wyborów, które w trakcie 
uroczystości ślubnych miały i mają znaczenie szczególne. 

Il. 5. Górnoślązaczka w stroju rozbarskim 
z córkami ubranymi „po pańsku”, począ-
tek XX wieku

Il.  6. Górnoślązacy z Bielszowic (dzisiaj: 
dzielnica Rudy Śląskiej). Zdjęcie ślubne 
wykonane w 1917 roku

Źródło: zbiory własne. Źródło: zbiory własne.

14	 O roli mody pisał już na początku XX wieku Georg Simmel (Simmel, 1980).
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Niezależnie jednak od przyczyn (które trudno dzisiaj wskazać jedno
znacznie) faktem jest, że nigdy nie podejmuje się działań zaradczych czy 
naprawczych, jeżeli sytuacja tego nie wymaga. Tymczasem inicjatywy 
na rzecz dokumentowania i  zachowania strojów ludowych, wynikające 
z różnych motywacji, podejmowane również w środowisku niemieckim 15, 
świadczą o  tym, że na przełomie XIX i XX wieku proces marginalizo-
wania tradycyjnej, paradnej odzieży zaczął być powszechnie widoczny. 
Na początku XX wieku mieszkający w Kozłowej Górze (dzisiaj dzielnicy 
Piekar Śląskich) niemiecki arystokrata Guidotto Henckel von Donner-
marck i jego żona Anna założyli nawet w Orzechu i Kozłowej Górze sto-
warzyszenie, którego celem było pielęgnowanie tradycji strojów ludowych: 
Trachtenverein, ustanowili też nagrodę dla pracujących w  ich dobrach 
chłopów i górników, który brali ślub w strojach ludowych (Rostropowicz, 
2007) oraz organizowali folklorystyczne festyny: Oberschlesien Trachtenfe-
ste (zob. Grabowski, 1935; Kuzio-Podrucki, 2003; Bazielich, 2002; Rostro-
powicz, 2007) 16. 

Dokumentowaniu, podkreślaniu wartości strojów ludowych i  popu-
laryzacji ich wzorów służyły również karty korespondencyjne portretu-
jące mieszkańców Górnego Śląska w  tradycyjnych strojach paradnych 
oraz przedstawiające tradycyjne „obrządki” ślubne. Serię dwunastu takich 
pocztówek przedstawiających na awersie barwne ilustracje „typów ludu 
górnośląskiego” z różnych miejscowości wydała na początku XX wieku 
mikołowska spółka wydawnicza, należąca do Karola Miarki (młodszego) 17. 

15	 Istotne były zwłaszcza inicjatywy podejmowane przez założone w 1894 roku we Wrocławiu 
Schlesische Gesellschaft für Volkskunde, jednak kwestia etnograficznych kontrowersji pol-
sko-niemieckich oraz szczegółowa analiza motywacji, argumentacji i  kierunków interpreta-
cji śląskiej rzeczywistości kulturowej z polskiego i niemieckiego punktu widzenia to odrębne 
zagadnienie badawcze, które w niniejszym artykule nie jest przedmiotem analizy. Trzeba jed-
nak podkreślić, że wspólnym mianownikiem wielu polsko- i niemieckojęzycznych tekstów jest 
przede wszystkim patriarchalny stosunek do śląskiego „ludu”, będącego przedmiotem rozmai-
tych pedagogicznych (a czasem także propagandowych) zabiegów. 

16	 Pierwszy kiermasz strojów ludowych urządzono w styczniu 1910 roku. Graf Donnersmarck 
również zakładał czasem strój rozbarski, strój ludowy nosiła również w  szczególnych oko-
licznościach hrabina Joanna von Schaffgotsch, wywodząca się z robotniczej rodziny spadko-
bierczyni fortuny Karola Goduli. Ich działania bez wątpienia miały na celu zamanifestowa-
nie przywiązania do lokalnej tradycji zgodnie z patriarchalnie rozumianą wspólnotą pałacu 
oraz otaczających go wiejskich chat, familoków i czynszowych kamienic. Strój pełnił w tym 
wypadku zdecydowanie rolę kostiumu. Takie kostiumowe traktowanie stroju przyjmowało 
czasem nawet bardziej spektakularny charakter. Bandtkie odnotował, że z okazji ślubu pana na 
Pszczynie, księcia Ludwiga von Anhalt-Köthen-Pleß, cały dwór ubrał się w „stroje włościań-
skie” i że „(…) ta uroczystość nie była mniej piękna, jak kiedy król Stanisław August w Kozie-
nicach był od szlachty przyjmowany, która po krakowsku się przebrała (Bandtkie, 1934, s. 16).

17	 Pocztówki portretowały: 1. Typy ludu śląskiego z okolicy Królewskiej Huty; 2. Typy ludu ślą-
skiego z okolicy Bytomia; 3. Typy ludu śląskiego z okolicy Katowic; 4. Typy ludu śląskiego 
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Pocztówki te są niezwykle cenne, ponieważ  – w  przeciwieństwie do 
czarno-białych zdjęć – utrwalają nie tylko krój i atrybuty stroju, ale także 
niezwykle istotną kolorystykę. Ich źródłem były oryginalne fotografie, 
których negatywy zostały ręcznie pokolorowane 18. Wydawnictwo zaofero-
wało je do sprzedaży w 1911 roku, anonsując w katalogu:

Staraniem naszem było wydać rzeczywiście coś dobrego. Dlatego nie 
szczędziliśmy kosztów ni zabiegów, ażeby wyobrażenia typów jak najdo-
kładniej wypadły. Ponieważ zaś podobizny wykonane zostały ściśle według 
fotografii z  dobraniem barw strojów rzeczywiście używanych, przeto 
śmiało twierdzić możemy, iż zabiegi nasze uwieńczone zostały dobrym 
skutkiem. Drukowane na najlepszym kartonie ilustracyjnym, uwydatniają 
najdrobniejsze szczegóły z niezwykłą wiernością, dając poznać zanikające 
obecnie coraz bardziej dawne stroje górnośląskie. Polecamy je wszystkim 
miłośnikom ludu i  odrębności jego narodowej tem usilniej, że licznem 
nabywaniem tych pocztówek przyczynią się do poparcia wyrobów swoj-
skich (Katalog Wydawnictwa Dzieł Ludowych, 1911, s. 76).

Działania popularyzacyjne i moralizatorskie nie były jednak w stanie 
zatrzymać modernizacyjnych zmian w dziedzinie odzieży (podobnie jak 
innych zmian obyczajowych). Dotyczyło to w pierwszej kolejności męż-
czyzn zatrudnionych w przemyśle, którzy szybciej aniżeli pracujący na roli 
gospodorze zmieniali tradycyjny strój na ubrania miejskie (spodnie, czyli 
galoty, koszule, westy, szakety czy ancugi) 19. W prasie górnośląskiej prze-
znaczonej dla lokalnego odbiorcy nieco paradoksalnie obok apeli o zacho-
wanie narodowego (czyli ludowego) stroju regularnie publikowano więc 
również reklamy odzieży typu „miejskiego”, np. niejaki A. Lewandowski, 
właściciel „magazynu garderoby męskiej gotowej” w Katowicach, anon-
sował na łamach „Katolika”, że poleca ubiory na miarę, które zostaną 

z okolicy Raciborza; 5. Starostę weselnego z pod [!] Bytomia; 6. Typy ludu śląskiego z okolicy 
Lipin; 7. Obrządki weselne ludu śląskiego: „Czepiny”; 8. Obrządki weselne ludu śląskiego: 
„Po czepinach”; 9. Grupę weselników z Bogucic; 10. Gospodarza z Lipin; 11. Dziatki wiejskie 
z Chorzowa; 12. Typy ludu śląskiego z okolicy Katowic (Katalog Wydawnictwa Dzieł Ludo-
wych, 1911, s. 76).

18	 Niektóre ze zdjęć będących pierwowzorami pocztówek zostały pokazane na wystawie „Skarby 
śląskiej szafy” w Muzeum Górnośląskim w Bytomiu, wśród eksponatów znalazły się również 
pojedyncze pocztówki, jednak w opisach eksponatów nie wskazywano na wzajemne związki 
pomiędzy zdjęciami a wizerunkami na kartach korespondencyjnych. Wystawa nie obejmowała 
bowiem kwestii związanych z dziejami folklorystyki na Śląsku. 

19	 Trzeba też zaznaczyć, że wyznacznikiem tej grupy społecznej stały się mundury galowe górni-
ków i hutników. Rola munduru górniczego (oraz mundurów innych grup zawodowych zwią-
zanych ze śląskim przemysłem) nie jest jednak przedmiotem zainteresowania w niniejszym 
artykule.
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przygotowane przez „(…) krojczego, który kroji podług wiedeńskiego 
kroju i  posiada nadzwyczajne zdolności w  swym zawodzie”, poza tym 
dzięki talentowi owego mistrza kroju A. Lewandowski ogłaszał, że

(…) nie tylko sam lud, ale i cała inteligencyja może się obecnie [u niego] 
ubierać i to w przekonaniu, że zostanie co do kroju najlepiej, a co do ceny 
najtaniej obsłużoną („Katolik”, 1904, nr 12).

Gotowe ubrania można było nawet kupić na kredyt („Katolik”, 1910, 
nr 1). Tego typu reklamy najczęściej zamieszczali lokalni kupcy (z Byto-
mia, Katowic, Gliwic czy Zabrza), ale gotową odzież proponowały rów-
nież składy z  samego Wiednia, np. w  1883 roku właściciel tamtejszej 
„Wiener-Industrie” „sądownie zniewolony” oferował do sprzedaży 12.000 
sztuk „wielkich zimowych chust do owijania”, były to „chusty z francu-
skimi deseniami we wszystkich możliwych kolorach” („Gazeta Górnoślą-
ska”, 1883, nr 14). Nie wiadomo, ile z tych chust udało się sprzedać (kosz-
towały 2 marki, a  więc odpowiednik półrocznej prenumeraty „Gazety 
Górnośląskiej”), ale faktem jest, że fabrycznie wykonane chusty stano-
wiły istotny element kobiecego ubioru Górnoślązaczek, więc być może 
wśród tych zachowanych w zbiorach muzealnych czy wśród domowych 
pamiątek po przodkach są również jakieś egzemplarze owych „Konku-
renz Tücher”, jak nazwał je wiedeński sprzedawca. 

Co ciekawe, reklam damskiej odzieży było zdecydowanie mniej, nato-
miast wielokrotnie powtarzają się reklamy maszyn do szycia marki Sin-
ger pozwalające na samodzielne uszycie garderoby 20. Jeżeli jednak już 
odzież damską reklamowano, to dotyczyła ona przede wszystkim elemen-
tów ubiorów typu miejskiego. W prasie górnośląskiej z końca XIX wieku 
znaleźć bowiem można nawet reklamy damskiej bielizny: haftowanych 
„koszul, jaczek negliżowych i majtek wysoce eleganckich, suto garnizo-
wanych” („Katolik”, 1893, nr 6) – takie dessous mogły mieszkanki Śląska, 
zapewne zamożniejsze, sprowadzić np. z Berlina. Znaczący jest jednak 
przede wszystkim sam fakt zamieszczania tego typu reklam, ponie-
waż wskazywały one na ulegające modernizacji trendy w zakresie dam-
skiego ubioru, które szybko docierały na Górny Śląsk. Małgorzata Kłych 
z Muzeum Górnośląskiego w Bytomiu podkreślała w  jednym z wywia-
dów prasowych, że już od lat 80. XIX wieku Ślązaczki zaczęły nosić – 
poza ciasnochą, czyli skrzętnie otulającą ciało halką  – również majtki 

20	 Na łamach prasy zamieszczano reklamy typu: „Zwracamy uwagę na powtórne ogłoszenie 
p. G. Neidlinger tyczące się maszyn do szycia. Maszyna podobna nie tylko dla przemysłowców 
potrzebna, winna się ona znajdować w każdym kółku familijnym, tym bardziej, iż p. Neidlin-
ger ułatwił nabycie jej sposobem zasługującym pod każdym względem na uznanie” („Gazeta 
Górnośląska”, 1880, nr 30).
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(których nieliczne zachowane egzemplarze znajdują się w zbiorach wspo-
mnianego Muzeum (Nowacka-Goik, 2015). Zazwyczaj te części garde-
roby szyto samodzielnie, ale – skoro pojawiały się tego typu reklamy – to 
być może część kobiet zaopatrywała się również w fabrycznie wykonaną 
bieliznę. Chociaż nie można wykluczyć, że na tego typu „zbytki w stro-
jach” pozwalały sobie jedynie mocno piętnowane przez moralistów 
„robotniczki” naśladujące stroje z  „najświeższych żurnali”. Na łamach 
prasy pisano o takich dziewczynach:

(…) gdybyś widział taką robotniczkę ubraną, powiedziałbyś: to pary-
ska dama pociągiem przyjechała. Szaty piękne, kapelusz jak stary grzyb, 
krzywy, rękawiczki owczej skórki, a  pierścienie mosiężne aż się oko 
odwraca (…). Wstyd i hańba takim ojcom i matkom, którzy się wstydzą, 
aby córka w  sukni i  spencerku chodziła i  ojcowskim językiem gardzić 
pozwalają (cyt. za: Kossakowska, 2009, s. 229). 

Tego typu narzekanie na kobiecą próżność, rozrzutność, zbytnie hoł-
dowanie modzie miało długą, moralizatorską tradycję, nie tylko o śląskiej 
proweniencji, warto jednak podkreślić, że już Adam Gdacjusz, siedem-
nastowieczny kaznodzieja ewangelicki, który był bacznym obserwato-
rem otaczającego go świata, utyskiwał na hołdujących modzie francu-
skiej „alamodów i mounsierów” oraz „darmopyszków i darmopyszki” 21. 
Po dwóch stuleciach od opublikowania jego dyszkursów (Gdacjusz, 1679; 
Gdacjusz, 1680) niewiele chyba się zmieniło i kolejne, tym razem robot-
nicze „darmopyszki” dalej stanowiły przedmiot moralizatorskich napo-
mnień. Na łamach „Górnoślązaka” nawoływano więc:

Pokochajcie po Bogu i  w  wierze św. język polski, zamiłujcie oszczęd-
ność korzystając z powyższych uwag, a osiągniecie cnoty zdobiące wię-
cej polską dziewczynę, aniżeli najmodniejsze i najkosztowniejsze ubiory 
(cyt. za: Kossakowska, 2009, s. 230).

Niewątpliwie to „siłowanie się kontekstów kulturowych”, jak okre-
śliła ten proces Krystyna Kossakowska-Jarosz, wpłynęło na odzieżową 
codzienność przemysłowej części Górnego Śląska. Na zdjęciach z  tam-
tego okresu wykonywanych w górnośląskich atelier fotograficznych licznie 
uwieczniani są mieszkańcy ubrani „po pańsku” nie tylko z okazji ślubu, 
co wskazywałoby, że jednak ani pedagogizujące apele, ani nawet możli-
wość zyskania finansowego bonusu (jeżeli np. mieszkało się w dobrach 

21	 Gdacjusz pisał m.in.: „(…) jeden błazen wiele błaznów czyni (…), gdy bowiem teraz bądź 
mężczyzny, bądź białe głowy jaki nowy stroj albo ubior wymyślą, zaraz się takich głupich dud-
ków moc najduje, co ich w tym naśladują” (Gdacjusz, 1680).



Wokół stroju w kulturze – Kultura regionalna

236

perspektywy kultury /
perspectives on culture
No. 43 (4,2/2023) 

grafa Donnersmarcka) nie było w stanie powstrzymać, jak powiedzieliby-
śmy dzisiaj, ekspansji modowych trendów. 

Il. 7. Różne rodzaje chust rozbarskich, fragment wystawy: Skarby śląskiej szafy, Muzeum 
Górnośląskie w Bytomiu

Źródło: zbiory własne.

Il. 8. Górnoślązaczka w stroju „pańskim”, ok. 1905

Źródło: zbiory własne.
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Il. 9. Górnoślązacy z Bielszowic (dzisiaj: dzielnica Rudy Śląskiej) w strojach „pańskich”, 
ok. 1917/1918

Źródło: zbiory własne.

Poza bezpośrednim oddziaływaniem mody pozostawali jedynie ludzie 
dotknięci ubóstwem (a  takich również w  przemysłowej części Górnego 
Śląska nie brakowało), którzy nie mieli żadnej możliwości wyboru odzieży 
i byli zdani na działania filantropijne. Zajmowały się tym kobiece towa-
rzystwa dobroczynne, które poza utrzymywaniem kuchni dla ubogich, 
gdzie można było otrzymać darmową zupę, rozdawały również węgiel 
na opał i ubrania wierzchnie: „(…) koszule, skarpetki, trepy (drewniane 
pantofle), wełniane kaftaniki dla kobiet (jakle), a także gacie (spodnioki)” 
(„Gazeta Górnośląska”, 1880, nr 21). Odzież rozdawano również dzie-
ciom z biednych rodzin w szkołach jako bezpośrednie wsparcie, zwłasz-
cza w okresie Bożego Narodzenia. Taką działalność filantropijną prowa-
dzono w  śląskich szkołach jeszcze w  latach 30. XX wieku. Nie sposób 
dzisiaj określić, jaką formę miały owe jakle czy koszule, czy dziecięce 
„majtki kombinowane”, zapewne była to odzież fabryczna, zunifikowana 
(w anonsach podkreślano, że są to ubrania nowe), ale próbując zrekon-
struować zawartość śląskich szaf, o tej grupie odzieży też warto pamiętać, 
zwłaszcza jeżeli spojrzy się z  punktu widzenia zjawiska, które cechuje 
diachroniczne ujęcie rozwoju strojów/odzieży o ludowej proweniencji nie 
tylko w górnośląskim uniwersum kulturowym.
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Niewątpliwie kolejną cezurą, jeżeli chodzi o  kwestie odzieżowe na 
Górnym Śląsku, podobnie jak w całej Europie, był czas I wojny świato-
wej. Po jej zakończeniu i po plebiscycie w polskiej części Górnego Ślą-
ska rola tradycyjnych strojów została przewartościowana, nie musiały już 
bowiem pełnić symbolicznych funkcji narodowych 22, wyraźnie utrzymała 
się jednak dwoistość formy: odzieży „chłopskiej” i  „pańskiej/miejskiej”. 
Na śląskich ulicach spotykało się więc zarówno wszystkie aktualne modne 
ubiory miejskie, jak i  w  wielu miejscach nadal kultywowano tradycję 
zakładania w momentach szczególnych tradycyjnych strojów paradnych. 

W okresie międzywojennym (a w pewnym stopniu również później) 
stroje ludowe zachowały wyraźne obrzędowe funkcje przede wszystkim 
w górnośląskim środowisku wiejskim, gdzie wciąż były częścią rytuału. Nie 
miały charakteru kostiumu, formy przebrania, wręcz przeciwnie – należały 
do żywego materialnego i niematerialnego dziedzictwa. Chociaż trzeba też 
zaznaczyć, że „kostiumowy” sztafaż również się zdarzał, podobnie jak 
wcześniej ubieranie się w strój ludowy przez górnośląskich arystokratów, 
był obecny w okresie międzywojennym np. w działaniach polskiej admi-
nistracji województwa śląskiego, czego przykładem są fotografie zamiesz-
czone w kronice urzędnika konsularnego, dyplomaty, a od 1935 roku wice-
wojewody śląskiego Leona Malhommego (Malhomme, 1931).

Il.  12. Górnoślązaczka z Bielszowic (dzi-
siaj: dzielnica Rudy Śląskiej), ok. 1936

Il. 11. Górnoślązacy z Bielszowic (dzisiaj: 
dzielnica Rudy Śląskiej), ok. 1938

Źródło: zbiory własne. Źródło: zbiory własne.

22	 Podobieństwa i  różnice w odzieży noszonej w polskiej i niemieckiej części Górnego Śląska 
w okresie międzywojennym to zagadnienie, które wymagałoby odrębnej analizy.
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Il. 12. Urzędniczki: Helena Kurcz i Maria Kurcz w strojach rozbarskich, fotografia z Kro-
niki działalności dyplomatycznej Leona Malhomme (Malhomme, 1931, s. 167)

Źródło: domena publiczna.

Il. 13. Gospodarze ze Starego Chorzowa w strojach rozbarskich w czasie pogrzebu w 1962

Źródło: zbiory własne.
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Il. 14. Dziewczęta w strojach rozbarskich, Chorzów Stary, okres powojenny (?) 

Źródło: zbiory własne.

Niewątpliwie długie trwanie podstawowych form stroju ludowego 
dotyczyło – poza owymi reliktowymi środowiskami wiejskimi – co wydaje 
się symptomatyczne – przede wszystkim strojów kobiecych. Najbardziej 
wyrazistym przykładem (żywotnym, co trzeba podkreślić, co najmniej 
do lat 70. XX wieku, a endemicznie nawet później), który nie miał nic 
wspólnego z zakładaniem ludowego kostiumu ani jakimikolwiek próbami 
rekonstrukcyjnymi, była odzież noszona na co dzień i od święta przez tzw. 
chopionki (chłopionki, chopiony), czyli kobiety, które nigdy nie zakładały 
ubrań zgodnych z aktualną modą, ale nosiły różne odmiany (w zależno-
ści od okoliczności) kiecek, fortuchów, zopasek, chust i  jakli. Chopionkom 
nie towarzyszyło poczucie modowego anachronizmu, wręcz przeciw-
nie: zapewne ubrane „po miejsku”  – jak często ich córki, wnuczki czy 
synowe  – miałyby wrażenie przebrania, nieadekwatnego do ich pozycji 
i życiowych wyborów. Strój chopionek nie był bowiem jeszcze w II poło-
wie XX wieku kulturowym przeżytkiem, ale autentyczną potrzebą zacho-
wania kobiecej godności nestorek górnośląskich rodów, których korzenie 
często sięgały wiejskich obszarów na obrzeżach okręgu przemysłowego 
(również tego poza bezpośrednim zasięgiem stroju rozbarskiego) i które 
były odzwierciedleniem spotkania owej charakterystycznej cechy kulturo-
wej, jaką było przenikanie (i do pewnego stopnia współistnienie) agrarno-
ści i industrialności. 



Izabela Kaczmarzyk – Od „darmopyszek” do „chopionek”, czyli o tożsamościowym znaczeniu odzieży

241

Il.  15. Chopionka w  stroju codziennym, 
Ruda Śląska, 1969

Il. 16. Chopionka w stroju odświętnym w Wo
jewódzkim Parku Kultury i  Wypoczynku 
w Chorzowie, początek lat 70. XX w.

Źródło: zbiory własne. Źródło: zbiory własne.

Oczywiście nie sposób wiarygodnie określić, czy wśród tego ostatniego 
pokolenia prawdziwych chopionek były ironicznie portretowane przez 
prasowych moralistów dawne „robotniczki”, które porzuciły młodzień-
cze gonienie za modą, kiedy ustabilizowała się ich rodzinna pozycja, czy 
też przyszłe chopionki należały już w czasach swojej młodości do grupy 
dziewcząt określanych jako „skromne”, które nigdy nie miały „(…) kape-
lusza jak koło od wozu wielkiego” droższego aniżeli kapelusz sąsiadki 
(Kossakowska, 2009, s.  232). Na pewno autentyczne chopionki należały 
do pokolenia urodzonego jeszcze w ostatnich dekadach XIX wieku lub 
na początku wieku XX, z pewnością też nigdy nie wybrały albo świado-
mie odrzuciły modernizacyjne, „pańskie” wzorce ubioru i do końca życia 
„nosiły się po chłopsku”. I  w  takim kontekście również ich strój nosił 
znamiona tożsamościowej deklaracji, zwłaszcza że nie był to kulturowy 
wymóg, a wybór. Jak powiedziała jedna z respondentek badań terenowych 
przeprowadzonych w Radzionkowie przez Małgorzatę Laburdę-Lis:

Dawniej byli bardziej bogaci rolnicy i mieli swoje stroje. Mówiliśmy na 
nich „obleczony jak rolnik”, a  górnik był inaczej. Ale kobiety w  stroju 
chłopskim chodziły z upodobania, a nie z przymusu (Laburda-Lis, 2018, 
s. 155).
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Co istotne, takiego stroju nie można było modyfikować czy traktować 
wybiórczo jego elementów. Nie oznaczał on też  – co również trzeba 
zaznaczyć, zgodnie z  dawnym XIX-wiecznym programem „budzenia 
narodowej świadomości” – manifestowania przynależności do narodowej 
domeny symbolicznej, ale świadectwo przywiązania do tradycji lokalnej, 
swojskości i rodzimości (a czasem także zwyczajnego, osobistego konser-
watyzmu i braku życiowej mobilności). 

Il. 17. Elementy damskiego stroju rozbarskiego: jakle i fartuchy, fragment wystawy:  Skarby 
śląskiej szafy, Muzeum Górnośląskie w Bytomiu 

Źródło: zbiory własne.

Współcześnie prawdziwych chopionek stale noszących się „po chłop-
sku” już nie ma, chociaż górnośląskie stroje ludowe reliktowo pozostały 
jako element regionalnej obrzędowości. Magdalena Toboła-Feliks we 
wnioskach z przeprowadzonych badań terenowych w  latach 2018–2019 
napisała:

Analizując rozmowy z osobami uczestniczącymi w przedsięwzięciach zai-
nicjowanych przez animatorki, dostrzegam budowanie przez nie poczu-
cia odpowiedzialności za zachowanie tradycji. Stanowi to praktyczne 
odzwierciedlenie Singerowskiej teorii żywych przekaźników. Dokonująca 
się poprzez retrospekcję transmisja treści usankcjonowanych kulturowo 
stanowi współcześnie również wzbogacanie owej przekazywanej trady-
cji. Otwiera nowy rozdział w myśleniu o stroju ludowym (Toboła-Feliks, 
2021, s. 111). 
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Stroje ludowe (zróżnicowane w  formie i  proweniencji) w  kulturo-
wej rzeczywistości dawnego Górnośląskiego Okręgu Przemysłowego są 
bowiem obecne współcześnie w  kilku wariantach, wśród których nie-
jako na dwóch biegunach znajduje się używanie zachowanych, odziedzi-
czonych po przodkach dawnych oryginalnych strojów lub ich wiernych 
replik, rekonstruowanych z ogromną pieczołowitością i dbałością o szcze-
gół (takie stroje można zobaczyć np. w  czasie kościelnych uroczystości 
oraz dożynek/żniwnego w Lipinach, Dąbrówce Wielkiej, Radzionkowie 
czy Chorzowie Starym) oraz znacznie popularniejsze zakładanie okolicz-
nościowych kostiumów ludowych inspirowanych zwłaszcza strojem roz-
barskim 23 (oraz często mundurem górniczym).

Większość z  takich kostiumów za Barbarą Bazielich określić można 
jako „różne stylizacje strojów, najczęściej nieadekwatne do pierwowzo-
rów” (Bazielich, 2012, s. 182), których symboliczna, tożsamościowa funk-
cja została zdekontekstualizowana. Ryszard Kantor w klasycznej już dzi-
siaj pracy Ubiór – strój – kostium. Funkcje odzienia w tradycyjnej społeczności 
wiejskiej w XIX i w początkach XX wieku na obszarze Polski wskazywał, 
że tradycyjny, prawdziwy strój ludowy jest rodzajem medium w kulturo-
wej komunikacji, precyzując dalej, że komunikacja ta wymaga istnienia 
pomiędzy adresatem a nadawcą komunikatu więzi zrozumienia, znajo-
mości kodu (Kantor, 1982, s. 114). W górnośląskiej przestrzeni oznaczało 
to, że poprzez strój komunikowane były – w zależności od historycznego 
kontekstu – treści narodowe, regionalne, społeczne, informacje o  stanie 
cywilnym, poziomie zamożności i  miejscu pochodzenia, a  także przy-
wiązanie do tradycji lub jej odrzucenie. W  czasach dynamicznej indu-
strializacji Górnego Śląska poszczególne elementy kodu pozwalające 
na deszyfrację takich konkretnych treści były dla wszystkich czytelne. 
Współcześnie ten etnograficzny kod uległ już całkowitemu i bezpowrot-
nemu zatarciu, co jednak nie oznacza, że tożsamościowa funkcja stroju/
kostiumu należy wyłącznie do przeszłości. Wręcz przeciwnie, nie jest 
on już co prawda symbolem narodowościowych czy społecznych wybo-
rów jak w czasach industrializacji, ale – mimo transformacji ograniczają-
cych go do najbardziej charakterystycznych elementów, które zatraciły już 
swoją symboliczną funkcję (np. galand zakładanych niezależnie od stanu 
cywilnego), ów strój/kostium pozostał mimo wszystko znakiem przywią-
zania do regionalnego dziedzictwa, „elementem trwania” (Czerwińska, 
2018, s.  101–108), a  nawet rodzajem etnicznego markera wskazującego 

23	 Takie działania nie odbiegają w  swojej istocie od zakładania strojów ludowych w XIX i na 
początku XX wieku przez wszelkich „możnych tego świata”, biorących udział w ówczesnych 
folklorystycznych performansach (jeżeli użyć współczesnej terminologii) realizujących spo-
łeczne, polityczne czy propagandowe cele.
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na  żywotność lokalnych tradycji kulturowych i  potrzebę kultywowania 
(czasem w zupełnie nowatorskich formach) materialnego i niematerial-
nego dziedzictwa Górnego Śląska.

Il. 18. Młodzież z II Liceum Ogólnokształ-
cącego im. Gustawa Morcinka w  Rudzie 
Śląskiej w strojach regionalnych pełniących 
funkcję kostiumów scenicznych  w  czasie 
uroczystości Zjazdu Absolwentów z okazji 
90-lecia Szkoły w 2023 r.

Il. 19. Młodzież z II Liceum Ogólnokształ-
cącego im. Gustawa Morcinka w  Rudzie 
Śląskiej w strojach regionalnych pełniących 
funkcję kostiumów scenicznych w  czasie 
uroczystości Zjazdu Absolwentów z okazji 
90-lecia Szkoły w 2023 r.

Źródło: zbiory własne. Źródło: zbiory własne.
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Uniwersytetu Ignatianum w Krakowie. Obecnie zajmuje stanowisko pro-
fesora uczelnianego. Pracuje na Wydziale Filozoficznym, w  Instytucie 
Kulturoznawstwa i  Dziennikarstwa, w  Katedrze Dziedzictwa Kulturo-
wego. Zajmuje się dziedzictwem kulturowym Śląska. Jej pierwsze prace 
poświęcone były dawnemu kaznodziejstwu ewangelickiemu, późniejsze 
zainteresowania naukowe skoncentrowane zostały wokół górnośląskiego 
dziedzictwa industrialnego od końca XVIII w. do przełomu XIX i XX w. 
oraz szkolnej kultury pamięci. Jest autorką takich prac jak: Adam Gda-
cjusz. Z dziejów kaznodziejstwa śląskiego (Katowice, 2003), W cieniu mitu. 
Rzecz o Karolu Goduli (Ruda Śląska 2007) oraz Krajobraz, portret, maska. 
Studia o górnośląskim imaginarium przemysłowym (Kraków 2019), a także 
kilkudziesięciu artykułów opublikowanych w monografiach zbiorowych 
i czasopismach naukowych.



Wokół stroju w kulturze – Kultura regionalna

249

perspektywy kultury /
perspectives on culture

No. 43 (4,2/2023) 

Dorota Świtała-Trybek
http://orcid.org/0000-0001-8525-5800

Uniwersytet Opolski
dtrybek@uni.opole.pl

DOI: 10.35765/pk.2023.430402.16

Mirt w śląskich strojach obrzędowych. 
Tradycja i współczesność

S treszczenie         

Strój obrzędowy jako kulturowy znak przypisany jest najważniejszym momen-
tom przejścia zmieniającym status społeczny jednostki. Ze względu na swo-
isty zestaw cech przynależny jest osobom pełniącym określone funkcje, np. 
w obrzędzie rodzinnym będą to państwo młodzi; w obrzędzie dorocznym – 
postać wdowy w ostatkowym zwyczaju kończącym karnawał. W sytuacjach 
obrzędowych związanych z  przechodzeniem z  jednego stanu społecznego 
do kolejnego pojawiają się charakterystyczne rekwizyty, w tym również kon-
kretne gatunki roślin, a pośród nich mirt – krzew wiecznie zielony o właści-
wościach mediacyjnych, apotropeicznych i życiodajnych. Można go zobaczyć 
w formie wianka zakładanego na głowę jako element ubrania (sukni, mary-
narki, koszulki), dekoracji akcesoriów (np. nakrycia, świec), przestrzeni zwią-
zanych z miejscem uroczystości itp. W zależności od rodzaju obrzędu i czasu 
jego występowania obecność rośliny komunikuje określone funkcje i wartości 
kulturowe tkwiące w danym środowisku społecznym. 

S Ł O WA  K LU C Z E : 	 mirt, strój obrzędowy, Górny Śląsk, zwyczaje rodzinne, 
komunikacja kulturowa 

A B S T RAC T

Myrtle in Silesian Ceremonial Costumes. Tradition and Modernity

Ritual dress as a cultural sign is part of the most important moments of transi-
tion that change the social status of an individual. Due to its specific features, 
it belongs to people who perform certain functions, e.g. in the family ritual it 
will be the bride and groom; in the annual ritual – the widow in the final cus-
tom of the end of the carnival. In ritual situations related to the transition from 
one social state to another, characteristic objects appear, including certain spe-
cies of plants. One of them is the myrtle – an evergreen shrub with mediating, 
apotropaic and life-giving properties. It takes the form of a wreath placed on 
the head, an element of clothing (dress, jacket, T-shirt), decoration of acces-
sories (e.g. bedspreads, candles), spaces related to the place of celebration, etc. 

Sugerowane cytowanie: Świtała-Trybek, D. (2023). Mirt w  śląskich strojach obrzędowych. 
Tradycja i  współczesność. Creative-Commons CREATIVE-COMMONS-BY Perspektywy Kultury, 4/2(43), ss.  249–270. DOI: 10.35765/
pk.2023.430402.16
Nadesłano:  21 .08 .2023	 Zaakceptowano:  28 .10 .2023
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Depending on the type of ritual and when it takes place, the presence of the 
plant communicates specific functions and cultural values inherent in a given 
social environment.

K E Y W O R D S :  	myrtle, ceremonial dress, Upper Silesia, family customs, cultural 
message

Mirt – roślina o wielu znaczeniach

W historii kultury wiele jest roślin, którym na przestrzeni stuleci nada-
wano znaczenie magiczne i symboliczne. Odgrywały ważną rolę w obrzę-
dowości rodzinnej, dorocznej, wykorzystywano je w  medycynie ludo-
wej (jako lekarstwo dla ludzi i zwierząt gospodarskich), były gwarantem 
bezpiecznej egzystencji (apotropeiony). Do takich wyjątkowych roślin 
należy mirt zwyczajny (Myrtus communis) z rodziny mirtowatych (Myr-
taceae) – dziko rosnący krzew pochodzący z rejonu Morza Śródziemnego 
o  ciemnozielonych liściach i  białych niedużych kwiatkach. W  naturze 
osiąga wysokość około pięciu metrów, w Polsce (ze względu na klimat) 
hodowany głównie w domach jako roślina doniczkowa (zob. il. 1). Współ-
cześnie ma zastosowanie również w kuchni, gdzie jest używany jako przy-
prawa smakowa do różnych potraw, deserów i likierów, oraz w kosmetyce.

Mirt wyróżnia się niezwykle bogatą symboliką, uosabia:

młodość, dziewictwo; miłość osoby nieobecnej, miłość dozgonną, wierność 
małżeńską; płodność; szczęście, radość, śpiew, przyjemność, uprzejmość; 
naturę; życie; śmierć, świat pozagrobowy; odrodzenie, zmartwychwsta-
nie; oczyszczenie; nawrócenie; wróżbę, dobrą nowinę; indywidualność; 
męstwo; bezkrwawe zwycięstwo; pokój, przymierze, sprawiedliwość, 
zgodę; dobrobyt (Kopaliński, 2006, s. 226). 

W czasach starożytnych roślinę utożsamiano z  odrodzeniem mocy 
witalnych, płodności i seksu, poświęcano boginiom miłości: babilońskiej 
Isztar, rzymskiej Wenerze i  greckiej Afrodycie, która zgodnie z  mitami 
okryła swą nagość krzewem mirtowym zaraz po zrodzeniu się z  piany 
morskiej. Zwyczaj przystrajania wieńcami mirtowymi głów młodych 
panien podczas uroczystości ślubnych nawiązuje do symbolicznych 
związków dostrzeganych niegdyś między tą rośliną a  boginią małżeń-
stwa, Afrodytą. Źródłem tego zwyczaju jest też wiara, że zawsze zie-
lone rośliny użyczają swych sił życiowych osobie, która je nosi. Jednakże 
dopiero chrześcijaństwo dzięki powiązaniu rośliny z Matką Boską 1 nadało 

1	 W tradycji ludowej wiele roślin nosiło nazwy związane z imieniem Matki Boskiej. Nazwy te 
najczęściej wynikały ze skojarzeniem wyglądu rośliny lub ich części z ubiorem matki Chrystusa, 
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wieńcowi mirtowemu symbolikę dziewictwa panny młodej (Kopaliński, 
2006, s. 227). Wieńce z mirtu zdobiły także żołnierzy legionów rzymskich, 
którzy – jako zwycięzcy – wracali z bezkrwawych wypraw (wawrzynem 
wieńczono uczestników toczących krwawe bitwy), zakładali je również 
sędziowie. Izraelici po opuszczeniu Egiptu i odzyskaniu wolności zdobili 
nimi domostwa. Mirtu używano w  obrzędach oczyszczających związa-
nych z rytuałami pogrzebowymi: układano na ciele zmarłego, zdobiono 
nim łoże, na którym leżał (Winniczuk, 1983, s. 457).

Il. 1. Okazały krzew mirtu w Pracowni Florystycznej Szkatułka, Ruda Śląska, 2023

Źródło: fot. autorki.

Mirt należy do najważniejszych symbolicznych roślin Rzymu. Zgod-
nie z  tradycją, w  miejscu, gdzie wyrósł pierwszy jego krzew, powstało 
miasto. Podobno na Kapitolu sam Romulus posadził dwa mirty – jeden 
dla plebsu, drugi dla arystokracji, które zakwitały na przemian (Macioti, 
2006, s. 132). W Piśmie Świętym wymienia się mirt kilka razy; przy opi-
sie obchodzenia przez Żydów Święta Namiotów; Izajasz wyszczególnia 
tę roślinę wśród drzew mesjańskiego ogrodu rozkoszy, który rozkwita na 
pustyni i pośród ciernistych zarośli; Anioł Pański ukazuje się prorokowi 

jej przymiotami, narzędziami, których mogła używać, także z cierpieniem, np. macierzanka 
piaskowa – drzewko Matki Boskiej, szarota błotna – pszeniczka Matki Boskiej, jałowiec cierni-
sty – mirt Matki Boskiej (Matławska, 2020). 
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Zachariaszowi z radosną nowiną o odbudowaniu Jerozolimy i jej świątyni 
„wśród mirtów w dolinie” (Forstner, 1990, s. 170–171). 

W Polsce jeszcze kilka dekad temu gałązkami mirtowymi powszech-
nie dekorowano ołtarze, figury i obrazy świętych w kościołach i przydroż-
nych kaplicach. Roślina miała również zastosowanie w medycynie ludo-
wej. Uważano, że szczególnie uzdrawiającą moc posiadają listki z wianka 
ślubnego. Stosowano je na różne choroby, miały skutecznie leczyć zim-
nicę (Paluch, 1989, s.  99). Na Śląsku Opolskim mirt wykorzystywano 
przy schorzeniach układu pokarmowego (gorący napój przy napadowych 
bólach w  obrębie jamy brzusznej zwanych „kolką brzuszną”), obrzę-
kach twarzy spowodowanych zapaleniem okostnej (okadzano rośliną 
obolałe miejsce), kobiety w niepożądanej ciąży w celu wywołania poro-
nienia wypijały miksturę z mirty i gotowanych gwoździ (Półtorak, 1989, 
s. 96). Utrzymywano, że najlepszym dniem na przesadzanie rośliny jest 
19 marca, kiedy w kalendarzu przypada wspomnienie św. Józefa (Kujaw-
ska, Łuczaj i in., 2016, s. 442) 2.

W  materiałach etnograficznych pochodzących z  Górnego Śląska 
z lat 20. ubiegłego wieku znajdują się informacje dotyczące wykorzysty-
wania ciemnozielonych listków krzewu podczas praktyk wróżebnych czy-
nionych przez panny 13 grudnia (wspomnienie św. Łucji) oraz w dniu 
wigilijnym (Materjały, 1929). Wianki mirtowe stanowiły również ważny 
rekwizyt podczas uroczystości Bożego Ciała. Miały je na głowach dziew-
częta (nie tylko pierwszokomunijne), które szły w uroczystej procesji. 

Jeszcze nie tak dawno, bo w  latach 80. ubiegłego wieku, mirt nale-
żał do powszechnie uprawianych roślin w rodzinach śląskich. Jego popu-
larność wynikała z prostego faktu: stanowił nieodzowny element strojów 
obrzędowych, których używano „wyłącznie podczas obrzędów związa-
nych z  wprowadzeniem osobnika do społeczności, zmianą statusu spo-
łecznego, a  także z  jej występowaniem ze zbiorowości” (Kantor, 1982, 
s. 98). Strój obrzędowy (świąteczny) – jako kulturowy znak (Bogatyriew, 
1975, s. 83) – ze względu na rodzaj sytuacyjnego odniesienia oraz swoi-
stego zestawu cech przypisany jest osobom funkcyjnym poszczególnych 
obrzędów rodzinnych (np. państwo młodzi, starostowie w obrębie wesela) 
i kalendarzowych (np. król Herod w  ludowych przedstawieniach bożo-
narodzeniowych) (Adamowski, 2014, s. 30). Jak ważną funkcję pełni mirt 
w  obrzędowości rodzinnej i  dorocznej na Górnym Śląsku, wspomniała 
w jednej z gawęd mieszkanka Białej w województwie opolskim: 

2	 Informacja ta znalazła potwierdzenie u  informatorki z  Jełowej: „Mirt najlepiej sadzić na 
św. Józefa, bo jeszcze wtedy nie kwitnie. Jak ma już kwiatki i się go przesadzi, to zmarnieje 
i nic z niego nie będzie” (zapis. w 2023 r.). 
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Myrta jest symbolem wszystkich uroczystości kościelnych. Zrobione 
wieńce i przypnione gałązki towarzyszą człowiekowi od urodzenia, aż do 
śmierci. Bo se je robi na krzciny, do komuniji, ślubu i prymicji, a joł jesz-
cze dzisiaj widza mój wieniec z Bożego Ciała jak leżoł na oknie w talerzu 
z wodą, a jak ech go na głowa wraziła, to woda mi ściykała po uszach. Ale 
był taki świeży jakby dziepiero co uplyciony (Myszyńska, 2006, s. 218). 

Przedmiotem analizy jest omówienie kulturowego znaczenia mirtu 
(nazywanego przez autochtonów mertą, myrtą i mertin) w śląskich stro-
jach obrzędowych związanych z  obrzędowością rodzinną w  kontekście 
tradycji i współczesności. Przy opracowywaniu tematu autorka korzystała 
z materiałów zastanych (literatura przedmiotu) oraz materiałów zareje-
strowanych (wywiady z mieszkańcami, właścicielkami kwiaciarni, obser-
wacji uczestniczącej) podczas badań terenowych prowadzonych w latach 
2022–2023 w  obrębie dwóch województw: opolskiego i  śląskiego. Uzu-
pełnieniem rozważań są fotografie datowane od początku XX wieku po 
współczesność. 

Mirt w obrzędach przejścia

Życie człowieka – od narodzin aż do śmierci – naznaczone jest wieloma 
przełomowymi momentami, które zmieniają w sposób rytualny jego sta-
tus społeczny, sankcjonując tym samym jego przynależność do nowej 
grupy, nadając mu nowe prawa, obarczając nowymi obowiązkami (Cio-
łek, Olędzki i Zadrożyńska, 1976, s. 212). Określa się je mianem obrzę-
dów przejścia, które według koncepcji Arnolda van Gennepa składają 
się z  trzech etapów: separacji, marginalnego i włączenia. W pierwszym 
podmiot obrzędu zostaje symbolicznie wyłączony ze świata profanum, 
czyli z dotychczasowej roli społecznej, jaką pełnił poprzez odizolowanie 
i przechodzi w stan rytualnego „zawieszenia” (czasowej dezorganizacji), 
by ostatecznie poprzez rytuały agregacji powrócić do świata codzienności 
właściwie jako jednostka inna, o nowym statusie (Burszta, 1998, s. 105). 

W sytuacjach obrzędowych związanych z przejściem z jednego stanu 
społecznego do kolejnego pojawiają się charakterystyczne rekwizyty, 
w  tym również konkretne gatunki roślin, a  pośród nich mirt  – krzew 
wiecznie zielony o  właściwościach mediacyjnych, apotropeicznych 
i  życiodajnych. Można go zobaczyć w  formie wianka zakładanego na 
głowę, elementu stroju (gałązki, bukiecik), dekoracji innych rekwizytów 
(np. świec), przestrzeni związanych z miejscem uroczystości. W zależno-
ści od rodzaju obrzędu obecność rośliny komunikuje określone wartości 
kulturowe w danym środowisku społecznym.
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Weselny wianek i woniaczka 

Z końca lat 70. XIX wieku w etnograficznym opracowaniu dotyczącym 
obyczajowości mieszkańców Górnego Śląska przedstawiono ceremonię 
zaślubin w okolicach Strzelec Opolskich:

(…) W kościele najpierw Msza św., podczas której muzyka gra na chórze, 
a wszyscy goście idą z ofiarą koło ołtarza, poczem przystępuje młoda para 
do ołtarza, ona w wieńcu, on z bukietem mirtowym. Zamiast pierścion-
ków poświęca ksiądz zwyczajnie «wianuszki» mirtowe, które nowożeń-
com kładzie na głowie (Hytrek, 1879, s. 54–55).

Już chociażby w tym krótkim opisie zawartych jest kilka ważnych szcze-
gółów: mirt jest obecny w postaci wieńca na głowie panny młodej, bukietu 
(przyczepionego do sukmany pana młodego) i małych wianuszków, które 
do czasów I  wojny światowej zastępowały ślubne obrączki 3. Jak zatem 
widać, roślina ta stanowiła niezbędny element stroju weselnego, zarówno 
kobiecego, jak i męskiego, była również wymownym znakiem przysięgi 
małżeńskiej. 

Do połowy XX wieku wianek na głowie był atrybutem każdej dziew-
czyny, które na co dzień chodziły z gołą głową 4, a na szczególne uroczy-
stości, np. na procesje, wesela zakładały wieniec mirtowy lub galandę, 
czyli strojny szeroki wianek ze sztucznych kwiatów, różnych korali, sopli 
itp. (Bazielich, 1997, s. 17). Wianek na głowach dziewcząt symbolizował 
panieństwo i  niewinność, jednocześnie stanowił zapowiedź zmiany ich 
statusu społecznego. Jego kolisty kształt konotuje zaś zamknięcie, pełnię, 
bezpieczeństwo, aktualizuje sacrum (Kowalski, 1996, s. 81–84). 

W różnych regionach Polski ślubne wianki wito z  następujących 
roślin: z  mirtu, ruty, rozmarynu, chmielu, macierzanki, lawendy, lub-
czyku, bukszpanu, asparagusa (Drożdż i Pieńczak, 2004, s. 324). W ślą-
skich weselnych strojach obrzędowych do czasów II wojny światowej 
panna młoda wkładała na głowę szeroki mirtowy wieniec, a  na szyję  – 
długą zieloną wstążkę z mariańskim medalikiem (Bazielich, 1988, s. 65). 
Do wianka przywiązywano wielką wagę, ponieważ był symbolicznym 
znakiem wyrażającym w  opinii społecznej ocenę moralną dziewczyny. 

3	 Jeden z najstarszych zapisów o wiankach mirtowych zastępujących obrączki pozostawił Lucjan 
Malinowski, który w 1869 roku odbył podróż etnograficzną po Śląsku. Pisał: „Zauważyłem, że 
podczas ślubu [Michałkowice – uzupeł. D.Ś.-T.] druhna położyła na głowy nowożeńców małe 
wianki mirtowe wielkości talara, a ksiądz przełożył tylko te wianki, nie zamieniając wcale pier-
ścionków” (za: Pośpiech i Sochacka, 1976, s. 92). 

4	 Pannę od mężatki odróżniała odkryta głowa, co w wielu okolicach było utożsamiane z dziewi-
ctwem (Hermanowicz-Nowak, 1976, s. 390). 
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Nie każda zatem mogła go nosić, bowiem zarezerwowany był tylko dla 
panien, które do zamążpójścia określano jako „godne”, tylko im przy-
sługiwał symbol dziewictwa. Stanowił zatem swoistą cenzurę społeczną. 
Wianki z mirtu w zależności od lokalnych tradycji miały różną formę: od 
skromnych – dwu-, trzy centymetrowych – po bardziej okazałe – szero-
kie, także w formie korony; w stroju raciborskim na pograniczu polsko-
-czeskim wianek nazywano taki wińcym z kokotkiem (Lach, 2000, s. 58). 
Wraz z nastaniem mody na białe suknie i ozdabianie głów panien mło-
dych welonem albo innymi dekoracjami nie od razu zrezygnowano z zie-
lonego mirtowego wianka, co potwierdzają fotografie z lat 20. i 30. oraz 
z okresu późniejszego. Nadal stanowił nieodłączny element stroju wesel-
nego. Nakładano go zazwyczaj na górną część welonu, mirtem ozdabiano 
także sam welon i suknię (zob. il. 2 i 3). 

Dziewczęta, które nie dochowały dziewictwa, mogły założyć pół wianka, 
tj. przybranie głowy nad czołem, natomiast panna z  dzieckiem  – suchy 
wianek ze sztucznych kwiatów albo girlandową koronę z papieru (Simo-
nides, 2007, s. 142), które były widocznym znakiem złamania obowiązu-
jącej w danej społeczności zasady funkcjonowania w czystości do ślubu, 
„dobrego prowadzenia się młodej”. O takim wianku w różnych częściach 
Górnego Śląska (Raciborskie, Opolskie, Głubczyckie) mówiono, że „koza 
zezarli zadek”, zaś o  kobiecie, że „straciła wianek”. Motyw utraconego 
wianka (jabłuszka) jest elementem wielu śląskich pieśni ludowych, w któ-
rych zazwyczaj zdradzona i nieszczęśliwa dziewczyna ubolewa nad swoim 
losem, obawiając się, że nie znajdzie już kawalera 5. Do wianka mirtowego, 
jego symboliki w kontekście atrybutu dziewictwa panny młodej, odwoły-
wano się w toastach podczas gościny weselnej, podkreślając tym samym jej 
prestiż 6. 

Dawniej z uprawą mirtu w domach funkcjonowały różne wierzenia. 
Jedno z nich mówi, że „dziewczyna, która chce wyjść za mąż, nie powinna 
hodować mirtu, bo nie będzie miała szczęścia w miłości, nie wyjdzie za 
mąż” (Świętochłowice, zapis. w 2023 r.), drugie – „jeśli merta dla córki na 
wesele jest licha, to ona już nie jest dziewicą” (Przyszowice, zapis. 2023). 

5	 Np. fragment pieśni: „Ten Zębowski zamek / Stoi w dolinie / Płacze tam dzieweczka, / Nie 
wiem, co jest jej. / Płacze ona płacze / Swojej urody, / Miała złoty wianek / Spadł jej do wody” 
(Hytrek, 1879, s. 31).

6	 Dla ilustracji przykład: „Panowie! Chwyćmy każdy szklenicę! / Uczcijmy zacną dziewicę, / 
Która dziś strojna w wianek mirtowy / U boku męża wchodzi w świat nowy” (Gallus, 1908, 
s. 200–201). 



Wokół stroju w kulturze – Kultura regionalna

256

perspektywy kultury /
perspectives on culture
No. 43 (4,2/2023) 

Il. 2. Nowożeńcy, Jełowa, lata 30. XX w.	  		  Il. 3. Para młoda, Królewska Huta, 1929

Fot. archiwum Gabrieli Cyrys.			         Fot. zbiory Muzeum Górnośląskiego w Bytomiu.

Mirt obecny był również w męskich strojach obrzędowych pana mło-
dego i drużbów w postaci bukieciku, tzw. woniaczki przyczepionej do kam-
zeli (kaftan), także munduru górniczego (jeśli pan młody był górnikiem), 
później surduta lub marynarki. Zarówno wianki, jak i woniaczki najczęś-
ciej wykonywano w wigilię wesela w trakcie wieczoru panieńskiego. Ich 
uplataniem zajmowały się zazwyczaj druhny (Simonides, 2007, s.  140) 
albo rezerwowano je u kobiet, „co ekstra umiały do ślubu piękne wieńce 
robić, bo na przodku były wyrszy i  wyglądały jak korona” (Myszyńska, 
2006, s. 218). 

Funkcjonowały trzy typy męskich bukiecików: pierwszy, najbardziej 
ozdobny, wykonany był z kolorowych kwiatów z bibuły i mirtu; drugi – 
składał się z kilku wstążeczek przyczepionych do kokardy, w którą wpięty 
był mirt; natomiast trzeci, najpopularniejszy, stanowił sam mirtowy wia-
nuszek (Gerlich, 1984, s.  73). Z  woniaczką i  wiankiem mirtowym bez-
pośrednio związany był zwyczaj wyprosu (wykupin) panny młodej, który 
prowadził starosta weselny, wyjaśniając przy tym podczas oracji znaczenie 
obu rekwizytów 7. Z kolei wianki druhen uplecione były zazwyczaj tylko 

7	 „Woniaczka, zwana latoroską, miała przypominać panieństwo panny młodej i  panieństwo 
Maryi Panny, z kolei wianek to symbol korony cierniowej, którą Chrystus włożył na głowę” 
(Simonides, 2007, s. 141). 
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z mirtu, który symbolizował radość oraz podniosłość samej uroczystości 
weselnej. 

Do lat 60. XX wieku zasuszony ślubny wianek mirtowy panny mło-
dej i woniaczka pana młodego stanowiły tzw. pamiątkę ślubu (zob. il. 4). 
Ułożone na atłasie, misternie ozdobione lusterkami, taśmami, wstążkami, 
koronką oraz w centralnej części sercem z nazwiskami małżonków oraz 
z datą ślubu (czasem z ich fotografią) stanowiły kompozycję umieszczaną 
za szkłem w bogato złoconej ramie z rogami i sentencjami (w języku pol-
skim lub niemieckim), np. „Niech Wam Bóg błogosławi” (1928 r.), „Aus 
der Myrte, Frischen Grün, Möge Silber, Euch erblühn” (1926 r.). Pamiątkę 
tę zazwyczaj wieszano nad łóżkami małżonków, traktowano ją z piety-
zmem, przekazywano kolejnemu pokoleniu. Z okazji 25. i 50. rocznicy 
zawarcia ślubu małżonkowie zamawiali podobną pamiątkę (zob. il.  5), 
z tą różnicą, że wianek i woniaczka były posrebrzane lub pozłacane. Na 
przywołane jubileuszowe rocznice wykonywano także diademy weselne, 
które wyrabiano z mirtu albo z aluminiowego drutu tak by imitowały mir-
towe (Toboła-Feliks, 2021, s. 66–67).

Il. 4. Pamiątka ślubu, 1912 Il. 5. Srebrny wianek i woniaczka – pamiątka 
25. rocznicy ślubu

Źródło: zbiory Katedry Nauk o  Kul-
turze i  Religii Uniwersytetu Opol-
skiego. Fot. autorki.

Źródło: zbiory Muzeum Śląska Opolskiego. 
Fot. autorki.

W okresie powojennym wianki zaczęły powoli zanikać. Zastępowano 
je niewielkimi gałązkami rośliny, którymi dekorowano ozdobne przybra-
nia głowy panien młodych, np. toczki, opaski, stroiki, wpinano je także 
do samych włosów, często z  jakimiś drobnymi białymi kwiatkami. Mirt 
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przyczepiano również do górnej części sukni (zazwyczaj pod szyją lub na 
piersiach), co można jeszcze zobaczyć na fotografiach ślubnych z początku 
XXI wieku. Dłużej utrzymywał się natomiast zwyczaj umieszczania mir-
towej woniaczki na marynarce pana młodego. Współcześnie w kreacjach 
nowożeńców mirt – jako znaczący artefakt stroju weselnego – pojawia się 
sporadycznie. Ma to związek z  przemianami obrzędowości rodzinnej, 
nowymi stylami życia młodego pokolenia, innym postrzeganiem seksual-
ności, która uważana jest za sprawę na wskroś prywatną i nie przejawia się 
poprzez charakterystyczne elementy stroju weselnego. 

W kontekście refleksji o  mircie w  weselnych strojach obrzędowych 
warto wspomnieć, iż jest on obecny również podczas rytuałów towarzy-
szących zmianie stanu świeckiego na zakonny czy kapłański, podczas któ-
rych można odnaleźć szereg analogii do obrzędu weselnego i to zarówno 
w samym przebiegu akcji obrzędowej, jak i w symbolice rytualnych zacho-
wań i rekwizytów. Wianki z mirtu wkładają na głowy nowicjuszki (podob-
nie jak panny młode) w dniu obłóczyn, także siostry podczas ślubu wie-
czystego oraz w jubileusze 25, 50 i więcej lat od ich złożenia. Zielonymi 
gałązkami mirtu przystrojona jest także komża prymicjanta, który w pod-
niosłym orszaku kroczy z  domu rodzinnego do kościoła, by następnie 
w zakrystii założyć ornat (znak kapłaństwa) i odprawić uroczystą mszę 
św. prymicyjną (Pyla, 2004).

Mirt w strojach dzieci 

Zielona gałązka mirtu albo wianuszek towarzyszy także innym obrzędom 
rodzinnym. Mowa o  sakramencie chrztu, uroczystości pierwszych uro-
dzin dziecka, powszechnie nazywanej na Śląsku „roczkiem” i pierwszej 
komunii świętej. Ich wspólnym mianownikiem jest niewinność dziecka, 
które jest adresatem uroczystości. Tę właśnie niewinność podkreśla się 
mirtem. Dziecko niesione do chrztu wkłada się zazwyczaj do becika lub 
tzw. rożka, który następnie nakrywany jest białą kapą (dawniej kładziono 
jeszcze ślubny welon matki), przyczepia się do niej wianuszek mirtowy 
albo gałązki z mirtu. Jeśli nie ma się tej konkretnej rośliny zastępuje się 
ją innymi gatunkami, np. bukszpanem, asparagusem, dodając jeszcze 
kwiatki (np. białe frezje lub margaretki) (zob. il. 6). Trzeba jednak zazna-
czyć, że jeśli dziecko jest starsze, mirt przyczepia się do górnej części jego 
ubrania.
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Il. 6. Chrzest dziewczynki, Jełowa, 2003

Źródło: archiwum autorki.

Podobna zasada dekorowania gałązkami mirtu obowiązuje w  przy-
padku stroju z  okazji świętowania „roczku”. Uroczystość pierwszych 
urodzin dziecka odbywa się w  niedzielę przypadającą po ukończeniu 
dwunastu miesięcy przez solenizanta (prawie nigdy przed, zgodnie z prze-
świadczeniem, że może to sprowadzić na niego nieszczęście) i składa się 
z  dwóch części: pierwszej  – oficjalnej, o  charakterze religijnym, co ma 
wyraz w mszy św. sprawowanej w intencji roczniaka ze specjalnym bło-
gosławieństwem udzielonym mu przez kapłana na zakończenie nabo-
żeństwa; drugiej – prywatnej, co przejawia się w urządzaniu gościny dla 
rodziców chrzestnych, zaproszonych krewnych i  znajomych (dawniej 
w domach, dzisiaj coraz częściej w restauracjach). Niegdyś z „roczkiem” 
związanych było wiele różnego rodzaju przesądów, wróżb i nakazów (np. 
obserwowano zachowanie dziecka podczas mszy św., wróżono mu przy-
szłość na podstawie losowego wyboru przez nie określonego przedmiotu). 

Do końca XX wieku strój roczniaka ulegał niewielkim modyfika-
cjom, największe przemiany obserwujemy współcześnie, w tym również 
te odnoszące się do zdobienia mirtem. Przez dziesięciolecia ubranko na 
„roczek” wyróżniało się przede wszystkim białym kolorem, rzadziej różo-
wym (w  przypadku dziewczynek) lub niebieskim (w  przypadku chłop-
ców). Dziewczynki nosiły sukienki, natomiast chłopcy białe koszulki, 
spodenki (lub rajtuzy) i sweterki (niegdyś robione głównie na drutach), 
w  chłodniejsze dni także płaszczyki oraz czapeczki (rozmaite modele 
w zależności od pory roku) oraz białe buciki. 
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Il.  7. Pamiątkowe zdjęcie z  „roczku”, 
Królewska Huta, 1929

Il.  8. Dziewczynka z  wianuszkiem na gło-
wie w dniu pierwszych urodzin, Ruda Śląska 
Halemba, 1997

Źródło: zbiory Muzeum Górnośląskiego 
w Bytomiu.

Źródło: archiwum autorki.

Obecnie coraz częściej można zaobserwować, że na „roczek” rodzice 
dla synów wybierają ubranko przypominające odświętną odzież męską, 
tj. białą koszulę z kołnierzykiem i miniaturową muszką, ciemne spodenki 
i marynarkę; modny jest również strój marynarski. Natomiast dla córek 
preferuje się strojne kolorowe sukienki, także rozmaite ozdobne nakrycia 
głowy. Dawniej bez względu na płeć dziecka obowiązkowym i wyróżnia-
jącym elementem stroju był upleciony wianuszek mirtowy, który przed 
wyjściem do kościoła na mszę św. zakładano dziewczynce na głowę (jeśli 
było chłodno – na czapkę), natomiast chłopcu przyszywano go do swe-
terka  – zawsze na lewym przedramieniu, tłumacząc, iż „powinien być 
po tej samej stronie, co serce” (zob. il. 7 i 8). Choć praktyka ta w wielu 
rodzinach nadal występuje, to jednocześnie obserwuje się jej zanikanie, 
zwłaszcza w ośrodkach miejskich. 

U nas w parafii jest różnie. Były takie msze, że prawie wszystkie miały 
mirtowe wianuszki, ale też i  takie, że tylko jedno na czworo dzieci go 
miało. To wszystko zależy od rodziców, czy znają tę tradycję. Dzisiaj mło-
dzi coraz mniej przywiązują wagę do tradycji, nie chcą zawracać sobie 
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tym głowy. Powiem tak, moje dzieci, a mam dwie córki i syna, wszystkie 
miały wianki na „roczku” (Mikołów, zapis. w 2022 r.).

Na badanym obszarze w okresie jesienno-zimowo-wiosennym przystraja-
nie roczniaków mirtowymi wianuszkami jest częstsze niż w lecie, co spo-
wodowane jest między innymi rodzajem zakładanego dziecku ubrania. 

Synek miał „roczek” w  lipcu. Było wtedy bardzo gorąco i od razu wie-
działam, że ten wianuszek nie sprawdzi się. Zrezygnowałam z niego, co 
bardzo nie podobało się mojej matce chrzestnej, która od razu zapytała, 
czemu Bartek nie ma mirtowego wianka. Musiałam się tłumaczyć. Synek 
miał założoną koszulkę z krótkim rękawem, wianek bardzo by go draż-
nił. Obawiałam się, że nie wytrzyma z nim w kościele (Paniówki, zapis. 
w 2022 r.).

Mirt od dziesięcioleci wpisany jest również w stroje dzieci pierwszo-
komunijnych, które przystępując do pierwszej komunii świętej, przecho-
dzą inicjację w  ujęciu religijnym (Jaszczołt, 1996). I  w  tym przypadku 
obowiązuje ta sama zasada, co przy strojach dzieci z  okazji „roczku”. 
Dziewczynki w białych sukienkach mają wianki na głowach (zob. il. 9) 8, 
a chłopcy – mniejsze ich wersje na lewym przedramieniu bądź na piersi 
(jeśli przystępują do komunii w albach), natomiast kilka gałązek rośliny 
przyczepia się do lewej klapy marynarki, jeśli ubrani są w garnitury (zob. 
il. 10). 

Dawniej wianki uplecione były przede wszystkim z  samego mirtu, 
współcześnie dodaje się do nich drobne żywe kwiatki (np. margaretki, 
konwalie, gipsówkę, zob. il.  11–12) lub sztuczne oraz inne elementy 
dekoracyjne (np. wstążki, atłasowe tasiemki z biżuteryjnymi kamykami, 
kokardki). Czasem ozdób jest tak dużo, że niewielkie listki krzewu są 
ledwo widoczne we wianku.

8	 W Raciborskiem jeszcze w  latach 30. XX wieku dziewczęta, które przystępowały do sakra-
mentu w strojach chłopskich, miały wianki z tzw. kokotkiem, tj. z uwypukleniem z gałązek 
mirtowych w kształcie trójkąta (Lach, 1998, s. 56). 
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Il. 9. Dziewczynka w stroju komunijnym, 
Chorzów, 1953

Il. 10. Jan Szymański w dniu pierwszej komu-
nii świętej, Bieńkowice, 2022

Źródło: archiwum autorki. Źródło: archiwum autorki.

Il. 11. Pierwszokomunijne wianki mirtowe, Ruda Śląska, 2023.

Źródło: archiwum autorki.
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Il. 12. Dziewczynki w strojach komunijnych, Lasowice, 2011

Źródło: archiwum autorki.

Obecnie nie wszystkie stroje dzieci pierwszokomunijnych udekorowane 
są mirtem. Z badań terenowych wynika, że na trwanie tej tradycji duży 
wpływ mają dwie instytucje: rodzina (głównie matki oraz babcie sto-
jące „na straży” dawnego zwyczaju) oraz parafia, która proponuje (a nie-
raz i narzuca), w  jakich strojach dzieci mają przystąpić do sakramentu. 
W ostatnich kilku dekadach w wielu śląskich parafiach zarówno chłopcy, 
jak i dziewczynki zakładają białe alby, a mirtowe wianki zamawia się dla 
nich w kwiaciarniach. Dla kulturoznawcy to z pewnością interesujące zja-
wisko, zważywszy na fakt, iż jeszcze w latach 70. i 80. ubiegłego wieku 
mirt uprawiany był w  każdym niemal domu, gdzie wychowywały się 
dzieci. Często roślina ta była przekazywana w spadku następnemu poko-
leniu ze względu na wiadome jej przeznaczenie („żeby w razie ślubu czy 
komunii była w domu zieleń na wianuszek”, za: Żywirska, 1964, s. 95). 
Jedna ze starszych informatorek zaznaczyła, że „ile dzieci było w rodzi-
nie, tyle doniczek było z mirtem na oknie, dla każdego jedna” (Zabrze – 
Pawłów, zapis. w 2022 r.). Jeśli zdarzało się, że rośliny nie było w domu, 
wówczas zazwyczaj krewni lub znajomi użyczali gałązek. Z praktyką tą 
spotykamy się również dzisiaj, ale w mniejszej skali.

Pamiętom, mój świętej pamięci ujek całe lata, całej naszej rodzinie dowoł 
na wszystkie ważne uroczystości myrta, na chrzty, na roczki, na komunie. 
Nie ino wszyscy z rodziny do niego przychodzili po ta myrta, ale i sąsiedzi. 
On był znany skuli tyj myrty. Mioł do niej ręka. Jak on umarł, tak myrta 
straciła się. Roślina zmarniała i nie szło jej uratować. W zeszłym roku jak 
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wnuczka szła do komunii, to wianek zrobiła dla niej znajoma mojej star-
szej siostry, która hoduje myrta (Zabrze-Pawłów, zapis. w 2022 r.). 

Strój dziecka komunijnego zgodnie z  przyjętym wzorcem ma być 
w  swym wyrazie dostojny, a  jednocześnie skromny. Jednakże w  rzeczy-
wistości nie zawsze tak jest. Zdarza się, że kreacje (głównie dziewczynek) 
nie współgrają z uroczystością przyjęcia pierwszej komunii świętej. Przy-
pominają suknie ślubne w wymiarze mini (sztywna krynolina unosząca 
sukienkę, liczne falbany), bogato zdobione (aplikacje z  perełek, ozdob-
nych kamieni, błyszczącej koronki itp.), z  dbałością o  szczegóły (białe 
rękawiczki, fryzura itp.). W tym przypadku, jak podkreślali informatorzy, 
wianek mirtowy (oprócz pierwotnego znaczenia) jest swoistym wyznacz-
nikiem niwelującym przepych takiego stroju:

Dziewczynka w wianku z mirty wygląda tak uroczyście i tak ma wyglądać 
dziecko, jak przystępuje do komunii. Nawet jak jest ta sukienka taka bar-
dzo wykwintna (co nie podoba mi się), to mirtowy wianek powoduje, że 
ten ubiór jest jakby trochę zrównoważony. Osobiście uważam, że niektó-
rzy rodzice pomylili uroczystość komunii ze ślubem, kiedy widzi się, jak 
dziewczynki są ubrane do komunii (Opole-Chmielowice, zapis. 2023 r.).

Zielone gałązki mirtu pojawiają się również na innym rekwizycie 
dopełniającym stroje obrzędowe towarzyszące przywołanym obrzędom 
przejścia. Mam na myśli świece, które podczas uroczystości sakramentu 
chrztu, pierwszych urodzin dziecka i pierwszej komunii świętej są zapa-
lane w  kościele 9. Nadto stanowią element dekoracyjny świątyń, także 
przestrzeni, w których odbywają się gościny dla krewnych i znajomych. 
Można je zobaczyć przy zastawie obiadowej na stole, przy świecznikach. 
Małe bukieciki mirtowe, zgodnie ze zwyczajem, kładzie się również na 
kołaczach drożdżowych roznoszonych krewnym i  znajomym przed 
komunią, weselem czy prymicjami. 

Mirt w strojach pogrzebowych

Podobnie jak w innych obrzędach przejścia, tak i podczas pogrzebu strój 
odgrywał istotną rolę. Jego kolor i charakter zależał od wieku zmarłego, 
jego stanu cywilnego i zamożności. Najbiedniejszych chowano nie w stroju 

9	 Jeszcze w latach powojennych także panny młode w kościele miały świece ozdobione mirtem. 
Po zakończeniu mszy młoda mężatka szła z zapaloną świecą przed obraz Matki Bożej i dzię-
kowała za zachowanie czystości. 
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obrzędowym, lecz w śmiertelnej koszuli (Kantor, 1982). W powszechnej 
opinii społecznej strój zmarłego powinien być odświętny. Na badanym 
obszarze mężczyzn ubierano w garnitur (ślubny lub inny, który był wcześ-
niej używany), natomiast kobiety w regionalny strój śląski lub w ciemną 
(czarną, granatową lub brązową) suknię i  chustkę na głowie. Osoby 
młode, które nie zmieniły jeszcze swojego statusu (nie przeszły obrzędu 
przejścia), chowano w  strojach weselnych (Simonides, 2007; Wesołow-
ska, 1991; Turek, 1993). Dziewczętom zakładano suknię ślubną, welon 
i  wianek mirtowy, który był odpowiednikiem wieńca ślubnego. Śmierć, 
która przerwała naturalną sekwencję przekształceń, miała symbolicznie 
dokonać się podczas pogrzebu, dopełnić życiową drogę zmarłej dziewicy 
lub kawalera. Dzieci, które nie przystąpiły jeszcze do pierwszej komunii 
świętej, obowiązywał strój typowy dla tej uroczystości (wraz z wiankiem 
mirtowym jako symbolem niewinności) 10, natomiast najmłodsze miały na 
sobie ubranko z chrztu, dzieci roczne – z „roczku”, a starszym zakładano 
specjalnie szyte do trumny białe koszulki (Lach, 2000, s. 91). Dopełnie-
niem stroju były gałązki mirtu przypięte do ubranka, co można zobaczyć 
na starych fotografiach, oraz małe obrazki religijne kładzione na ciele nie-
boszczyka. Współcześnie zwyczaj zakładania wianka mirtowego zmar-
łym młodym osobom nadal jest żywy. Zdarza się, że zielonymi gałązkami 
rośliny (także kwiatami) przyozdabia się również samą trumnę. 

Śmierć, zwłaszcza dzieci, młodocianych, ze względu na swoją przed-
wczesność jest absurdalna, nieakceptowalna i  jednocześnie wyjątkowa 
(Baudrillard, 2007). W wymiarze indywidualnym i społecznym to wyda-
rzenie odznaczające się wyjątkową intensywnością żalu odczuwanego po 
zmarłym, który był częścią określonej wspólnoty terytorialnej, społecznej, 
sąsiedzkiej i oczywiście rodzinnej. Smutek po stracie takiej osoby (często 
w  tragicznych okolicznościach) potęguje fakt, iż kres jej życiowej drogi 
nastąpił w  momencie, kiedy była dopiero u  jej progu, w  konsekwencji 
pozbawiona została możliwości awansu społecznego związanego z przej-
ściem rytuałów inicjacji. 

Śmierć tworzy zbiór tradycyjnych norm zwyczajowych, owoc kilku-
wiekowych praktyk przekazywanych z  pokolenia na pokolenie. Prak-
tyki te wypełniają kolejne etapy obrzędowości pogrzebowej, od momentu 
odejścia aż do utrwalania pamięci o zmarłym. W wymiarze społecznym 
do najbardziej charakterystycznych należy ostatnie pożegnanie zmarłego. 

10	 Warto dopowiedzieć, że wianki w pochówkach dzieci, dziewic i kawalerów należały do wypo-
sażenia grobowego i były zjawiskiem powszechnym. W zależności od pochodzenia zmarłego, 
jego pozycji społecznej i majątkowej wykonywano je z roślin, sztucznych kwiatów wyrabia-
nych z mosiężnego drutu imitującego złoty, z jedwabiu oraz z papieru (Grupa i Nowak, 2017, 
s. 160–161). 
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Jeszcze nie tak dawno udział w pogrzebie traktowano jako niepisany obo-
wiązek sąsiedzki i  rodzinny. Uczestników obowiązywał odświętny strój 
w  kolorze ciemnym, w  przypadku pochówku dziecka lub osoby mło-
dej wyróżniającymi uczestnikami były dziewczęta w białych sukienkach 
z mirtowymi wiankami na głowach (Lach, 2000, s. 106). 

Refleksje końcowe 

Współcześnie w kulturze Zachodu niezmiernie skurczyła się i zindywidu-
alizowała sfera rytualno-symboliczna (Burszta, 1998), co można zauwa-
żyć również na przykładzie mirtu pełniącego funkcję symbolu identyfiku-
jącego ważne i przełomowe momenty w życiu jednostki.

Obecnie zainteresowanie tą rośliną pojawia się głównie w  kontek-
ście uroczystości religijnych, których bohaterami są dzieci (np. „roczek”, 
pierwsza komunia święta). Mirt został prawie całkowicie wyparty ze stro-
jów weselnych, nadto sporadycznie towarzyszą mu praktyki kulturowe 
związane chociażby z jego uprawą w domach. Tylko kilku z ponad trzy-
dziestu moich rozmówców podczas badań terenowych hodowało mirt 
w  swoim mieszkaniu. Byli to przedstawiciele starszego pokolenia. Taki 
stan rzeczy wynika z kilku powodów. Jednym z nich jest zanikanie, przede 
wszystkim w ośrodkach miejskich, tradycji zdobienia mirtem strojów koja-
rzonych z określonymi obrzędami rodzinnymi i dorocznymi, czego kon-
sekwencją jest brak potrzeby posiadania tejże rośliny w domu, co z kolei 
przekłada się na inne formy jej pozyskania. Na rynku funkcjonuje wiele 
pracowni florystycznych oferujących bardziej lub mniej wyszukane kom-
pozycje z mirtem w roli głównej. Trzeba w tym miejscu koniecznie dopo-
wiedzieć, że niewielka popularność krzewu wpływa na jego wysoką cenę. 
Mała doniczka z  kilkoma gałązkami rośliny w  sklepach ogrodniczych 
kosztuje około 30 zł, a sam zakup wianka czy bukiecika w kwiaciarni rów-
nież stanowi niemały wydatek, co potwierdza wypowiedź jednej z właści-
cielki takiego punktu usługowego:

Żeby zrobić ładny wianek komunijny z  mirtu, bez żadnych dodatków, 
to trzeba mieć sporo gałązek i to już porządnie wyrośniętych. Z małego 
krzewu, takiego kupionego np. w  Castoramie, zrobi się tylko niewielki 
bukiecik. Jedna doniczka na wianek na pewno nie wystarczy. Trzeba mieć 
na pewno dwie średnie doniczki, jak nie więcej. Za wianek komunijny bez 
ozdób trzeba zapłacić około 100–120 zł, a za mały wianuszek na „roczek” 
od 40 zł w górę. Jak są jeszcze jakieś dodatki, np. kwiatki, czy ozdobna 
wstążka z  tyłu wianka, to wianek kosztuje jeszcze więcej (Ruda Śląska, 
zapis. w 2022 r.). 
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Inny jeszcze powód, na który zwrócili uwagę informatorzy, odnosi się 
do wyglądu krzewu. Ich zdaniem mirt nie należy do atrakcyjnych, nie 
wyróżnia się niczym wyjątkowym („ma ciemne małe listki”, „nie prezen-
tuje się ładnie”, „nie zachwyca”) w porównaniu do innych kwiatów, które 
dzisiaj można nabyć w  centrach ogrodniczych, traktując je jako ważną 
ozdobę mieszkań. Funkcja estetyczna przestrzeni mieszkalnej jest w tym 
wypadku najważniejsza. Nadto, co podkreślano, jest to roślina bardzo 
trudna w hodowli i utrzymaniu („trzeba mieć do niej rękę”), rośnie powoli, 
wymaga odpowiednich warunków do wzrostu („kaloryfery w bloku jej nie 
służą”, „nie może stać w przeciągu”) 11, co niewątpliwie zniechęca poten-
cjalne osoby, które chciałyby zająć się jej uprawą. 

Moja mama bardzo długo hodowała mirt, stał w sypialni rodziców. Mama 
dostała go od babci, jak wyszła za mąż. Mnie się on nigdy nie podobał, ale 
był u nas od zawsze. Dwa lata temu w zimie zaczął usychać i gubić listki. 
Mama próbowała go ratować, przesadziła do większej doniczki z nową 
ziemią, kupiła odżywkę, ale to było na nic. Musiała go wyrzucić. Jak przy-
chodzili do nas znajomi, to zawsze podkreślała, że zrobi z niego wianki, 
jak wnuczki pójdą do komunii (Mikołów-Borowa Wieś, zapis. w 2023 r.).

O sile trwania mirtu decydują różne okoliczności. Niemniej jednak 
można zauważyć, że współcześnie transmisja kulturowa, jaka dzisiaj doko-
nuje się w zakresie przekazu, uwidacznia proces zanikania treści i zacho-
wań przypisanych temu zewnętrznemu znakowi dokonujących się przejść. 
Choć nadal stanowi element niektórych śląskich strojów obrzędowych, 
a jego dawne znaczenia wciąż tkwią we współczesnych gestach, to nie służą 
one do działań antropologicznych czy magicznych, lecz zdecydowanie 
częściej ograniczone są do zadań komunikacyjnych (Kowalski, 1996, s. 85).
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i niematerialnego, antropologii jedzenia, turystyki kulturowej, religijno-
ści i pobożności ludowej. Jest autorką (lub współautorką) ośmiu mono-
grafii i dwóch antologii folklorystycznych: Święto i zabawa. Odpusty para-
fialne na Górnym Śląsku (2000), W moim małym gołębniku… O hodowcach 
i  hodowli gołębi pocztowych w  Rudzie Śląskiej (2006), Śląska spiżarnia. 
O  jodle, warzyniu, maszketach i  inkszym pichcyniu (trzy wydania: 2008, 
2010, 2014), Na placu, w sieni i piwnicy. Śląski świat graczek i bawidołków 
(2012), Tragedia w kopalni. Kulturowe konteksty katastrof i wypadków gór-
niczych (2014), Leksykon dziedzictwa kulinarnego Śląska (2018), Dobra rada 
złota warta, czyli porady dla śląskich gospodyń (na materiałach z XIX i pierw-
szej połowy XX wieku, 2022). Pełni funkcję wiceprzewodniczącej Rady 
Wykonawczej ds. badań i praktyk kulturowych Międzynarodowej Orga-
nizacji Sztuki Ludowej (International Organization of Folk Art – IOV) 
Sekcja Polska, współpracuje z  wieloma instytucjami kultury, w  których 
prowadzi wykłady i warsztaty; jest również członkinią jury regionalnych 
konkursów gwarowych i kulinarnych. 
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Gospodarczo-polityczny kontekst, w jakim z oczywistych względów funk-
cjonowało (i funkcjonuje nadal) górnictwo, przekładany jest na dziedzi-
ctwo kulturowe tej grupy zawodowej. Krytyczne opinie na temat ekono-
micznego i społecznego znaczenia tej gałęzi gospodarki w okresie Polski 
Ludowej, wpływu na środowisko naturalne czy wreszcie zazdrość o przy-
wileje socjalno-finansowe skutkują powstawaniem obraźliwych opinii. 
Funkcjonują one obecnie głównie w przestrzeni Internetu jako komen-
tarze na forach, opinie pod artykułami na temat górnictwa czy przekaz 
memetyczny. Określenia typu „roszczeniowe ryle” lub okazjonalne memy 
eksploatujące w  sposób obraźliwy uroczystość Barbórki deprecjonują 
dziedzictwo górnicze i jego depozytariuszy. Na internetowe drogi replika-
cji trywializujących komunikatów nakłada się historycznie i politycznie 
uwarunkowana niechęć ze strony społeczeństwa. W  niniejszym tekście 
zanalizowano złożoną sytuację polityczną i  społeczno-komunikacyjną, 
która sprawiła, że niektóre elementy górniczego dziedzictwa zmieniają 
swoje znaczenie i status.

Mundur jako tekst kultury i  narzędzie komunikacji omawiano sze-
roko w  angielskojęzycznej literaturze naukowej, co skrupulatnie uczy-
niła w swoim artykule Carrie Hertz (Hertz, 2006, s. 45–48). Poza tekstami 
wymienionymi przez badaczkę Michael G.  Pratt i  Anat Rafaeli opubli-
kowali pracę poświęconą wielości identyfikacyjnej ubioru korporacyj-
nego (Pratt i  Rafaeli, 1997, s.  862–898). Rozważania dotyczące znacze-
nia górniczego munduru, szczególnie wśród górników węgla kamiennego 
na Górnym Śląsku, należy oprzeć na analizach historycznych: obsza-
rów niemieckojęzycznych (Dünbier, 1936; Bax, 1942, s. 56–57; Heilfurth, 
1981, s. 106–116), ogólnopolskiego (Preidl i Wójcik, 2012, s. 315–338) oraz 
lokalnego (Drechsler, 1909, s. 55–58; Jedynak 2004: 41). Badania histo-
ryczno-etnologiczne dotyczące między innymi munduru zostały przepro-
wadzone przez Muzeum Górnictwa Węglowego w Zabrzu w 2017 roku 
i częściowo je opublikowano (Piecha-van Schagen, 2016, s. 221–244).

W tekście ukazano mundur jako proces historyczny w ujęciu semio-
tycznym (Uspienski, 1998, s. 53). Jego rola komunikatu, utrwalenie w kul-
turze oraz semiotyczny opis kontekstów ujawniają sens tego stroju dla 
górników. Najsilniej uwypuklono polityczne obciążenie tego stroju, które 
zostało przeniesione na dziedzictwo, ponieważ może ono stać się narzę-
dziem politycznym, narzędziem podporządkowania, ale również instru-
mentem kształtowania zbiorowej tożsamości i  subwersji (Smith, 2006, 
s. 50). Niematerialne dziedzictwo górnicze, stanowiące autoreprezentację 
tej grupy, jest sposobem jej zrozumienia (Wray, 2011, s. 116).

Na planie sytuacyjnym Huty i  Kopalni Królewskiej (Köningshütte 
und Köningsgrube) w Królewskiej Hucie z 1842 roku wykreślonym przez 
mierniczego królewskiego Wesenfelda ujęte zostały dwie kolonie o nazwie 
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Górnicza Wolność (Colonie Bergfreiheit). Były to osady, w których miesz-
kali górnicy zwolnieni z części obowiązków obywatelskich w  feudalnym 
państwie, choć obowiązywał ich szereg zasad wiążących się ze zgodnym 
współżyciem (Zaleski, 2018, s. 285–287). Jednocześnie specjaliści ci zostali 
objęci obowiązkiem noszenia mundurów, a  więc stroju unifikującego, 
porządkującego i podporządkowującego – innymi słowy: militaryzującego.

Początkowo górnicy nosili ubiór na wzór roboczego, którego znaczą-
cym elementem był skórzany fartuch, zwany łatą, zakładany z  przodu 
lub z  tyłu w  zależności od wykonywanej czynności (Arschleder) (Agri-
cola, 1556, s. 213). Górniczy strój paradny uwzględniający symbolikę hie-
rarchii zawodowej narodził się w zagłębiu rudnym (Erzgebirge) w Sak-
sonii w  XVI wieku. Saski dress code grupy hutniczo-górniczej podający 
dokładne wytyczne dotyczące tkanin, krojów mundurów i  ich finalnego 
kształtu został po raz pierwszy zaprezentowany publicznie na Saturna-
liach z okazji ślubu księcia elektora Fryderyka Augusta II (króla polskiego 
Augusta III Sasa) z córką cesarza Austrii, arcyksiężną Marią Józefą (w Pol-
sce znaną jako Maria Józefa Habsburżanka) w 1719 roku. Na zakończenie 
uroczystości odbywającej się w Plauenschen Grund pod Dreznem zorga-
nizowano paradę górniczą, w której udział wzięło 1600 górników i hut-
ników umundurowanych zgodnie z  wytycznymi i  estetyką barokowego 
theatrum. Widowisko wpisywało się, jak twierdzi Barbara Marx, w „sak-
sońską państwową ikonologię” i było „publicznym symbolem oznaczają-
cym «l’honeur et glorie» króla” (Marx, 2008, s. 142–143).

Górnicze mundury były już wówczas emanacją państwa wynika-
jącą z zasady dyrekcyjnej (Direktionsprinzip) obowiązującej do 1861 roku 
w  Prusach. Jej biurokratyczny wydźwięk przekładał się między innymi 
na wysoki poziom kontroli członków tej grupy zawodowej (Lüttig, 1937, 
s.  8–14; Mainka, 2019, s.  126). Obowiązek noszenia korporacyjnego 
ubioru (Bergmännischer Habit) nałożyła na górnośląskich górników Zre-
widowana Ordynacja Górnicza dla suwerennego Księstwa Śląskiego i dla 
Hrabstwa Kłodzkiego z 1769 roku (Friedrich Wilhelm II von Hohenzol-
lern Król Prus, 1769). Intencją ustawodawcy było wprowadzenie w życie 
zreformowanego umundurowania, czego przykładem były zmiany zai-
nicjowane przez Friedricha Antona von Heinitza w Saksonii i Freibergu 
w  1768 roku (Heilfurth, 1981, s.  112). Polegały one między innymi na 
zróżnicowaniu kroju dla każdej z jedenastu klas „górniczego stanu”, ale 
przede wszystkim na odróżnieniu górniczej klasy urzędniczej.

Mimo prawnego nacisku nie można mówić o  powszechności umun-
durowania na przełomie XVIII i  XIX wieku. Na ograniczoną popular-
ność mundurów wpływała cena, ale spadek ich znaczenia można powiązać 
z wpływem rewolucji francuskiej. Jednakże militarystyczny ustrój Królestwa 
Prus determinował także stosunek władz górniczych do obowiązkowego 
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umundurowania i ze względu na to, jak wskazał Wojciech Zaleski, „wśród 
górników utrzymywana jest szczególna karność i dyscyplina. Na różnych 
paradach, zwłaszcza urządzanych z okazji przybycia króla lub tp., górnicy 
występują umundurowani” (Zaleski, 2018, s.  518). W  duchu wojskowej 
dyscypliny tarnogórskie gwarectwo w 1780 roku nakazało swoim członkom 
zakładanie stroju ceremonialnego (Perlick, 1943, s.  279). Stał się on obo-
wiązkowy dla górników podlegających Wyższemu Urzędowi Górniczemu 
we Wrocławiu (Oberbergamt Breslau) w 1795 roku decyzją Friedricha Wil-
helma von Redena, który tego roku stanął na czele instytucji (Jedynak, 
2004, s. 41). Wymóg zakładania umundurowania był ściśle przestrzegany, 
co wynika z  dokumentacji związanej z  nałożeniem kary 24-godzinnego 
aresztu na kowala kopalni „Friedrich” Hungera za brak munduru w czasie 
uroczystości składania hołdu, najprawdopodobniej lennego, wstępującemu 
na tron królowi Friedrichowi Wilhelmowi III, 10 grudnia 1797 roku (Kró-
lewski Urząd Górniczy w Tarnowskich Górach, 1797, s. 28–29).

Pewien zwrot w podejściu do uniformów przyniosły wojny napoleoń-
skie. W 1804 roku władze pruskie zdefiniowały wygląd mundurów urzęd-
ników cywilnych, w tym górników (Friedrich Wilhelm III von Hohenzol-
lern Król Prus, 1804).

Il. 1. Projekt paradnego munduru górniczego, 1804

Źródło: Archiwum Państwowe w Katowicach.

Rozporządzenie dotyczące mundurów obowiązujących służbę cywilną 
wskazywało czarną kurtkę frakową (Puffjacke), białe spodnie i złote guziki 
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z kuplą jako obowiązujące. Za wprowadzenie na gruncie górnośląskim 
takiego stroju nawiązującego do uniformów piechoty odpowiadał Carl 
August von Boscamp, starosta górniczy w Tarnowskich Górach (Królew-
ski Urząd Górniczy w Tarnowskich Górach, 323, s. 3–120), a elementem 
komunikatu wizualnego był pomnik von Redena w  Królewskiej Hucie 
z 1853 roku, na którym urzędnik został przedstawiony w paradnym mun-
durze z łatą (Carnall, 1854, s. 26).

Il. 2. Pomnik Wilhelma von Redena w Królewskiej Hucie, 1940

Źródło: Biblioteka Śląska w Katowicach.

Strój ten ulegał stopniowym przekształceniom do końca XIX wieku. Gór-
niczy urzędnicy górnośląscy i górnośląsko-morawscy, poddani króla Prus 
i cesarza Austro-Węgier zostali zobowiązani do zakładania czarnego uni-
formu – z kurtką frakową w Prusach (Wilhelm II von Preußen Cesarz 
Niemiec i Król Prus, 1890) i kurtką o prostym kroju w monarchii Habs-
burskiej (Franz Joseph I  Cesarz Austrii, Król Węgier i  Czech, 1890). 
Zarówno w  pruskim dekrecie, jak i  austriackim zarządzeniu umiesz-
czone zostały wizualizacje obowiązującego umundurowania. Równolegle 
w  Prusach, wśród studentów Królewskiej Saksońskiej Akademii Górni-
czej (Königlich-Sächsische Bergakademie) we Freibergu upowszechniał 
się mundur z prostą kurtką i symboliczną pelerynką odchodzącą od stójki 
(Piecha-van Schagen, 2016, s. 222).
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Il. 3. Górnicy w mundurach freibergskich. Kartusz kamienicy w Chorzowie

Źródło: fot. B. Piecha-van Schagen.

Od tego czasu przyjęło się, że na tak zwanym pruskim Górnym Ślą-
sku mundury w zasadzie nosili wyłącznie urzędnicy, pracownicy kopalń 
w stopniu powyżej sztygara. Do 1923 roku górniczy strój paradny na Gór-
nym Śląsku były tekstem kultury upowszechniającym militarystyczny 
charakter państwa. Polityczne obciążenie tego stroju powodowało, że gór-
niczy urzędnicy byli istotnym elementem tego silnego paternalistycznego 
i militarnego systemu. Złote guziki z kuplą górniczą oraz czako z orłem 
heraldycznym wizualnie utrwalały ten komunikat. Ponadto mundur 
paradny informował o  wyjątkowej pozycji górników w  społeczeństwie 
jako reprezentantów klasy urzędniczej. Jednocześnie ubiór ten stał się 
narzędziem kontroli i nadzoru pruskiego państwa nad jego urzędnikami 
(Peoples, 2014, s. 10–12).

Rozdarcie górnośląskich górników po 1923 roku między dwiema 
politycznościami (polską i  niemiecką) znacząco wpłynęło na znacze-
nie i  kształt mundurów. W  Republice Weimarskiej gospodarcza sytua-
cja spowodowała tak silny spadek znaczenia tego fachu, że mało który 
górnik zakładał mundur (Piecha-van Schagen, 2016, s.  223–224). Wła-
dza nazistowska utrzymywała pierwotne jego znaczenie, stawiając górni-
ków (dosłownie i w przenośni) w jednym szeregu z członkami NSDAP 
i organizacji afiliowanych. Militaryzacja tej grupy zawodowej nasiliła się, 
co w  totalitarnym państwie przejawiło się wprowadzeniem obowiązku 
umundurowania zarówno urzędników, jak i  robotników. Tych drugich 
zobligowano do zakładania munduru freiberskiego (Minister Przemy-
słu i Pracy Prus, 1934). W II Rzeczpospolitej nie wypracowano jednoli-
tego munduru, dopuszczając tym samym do głosu polityczności: pruską, 
austriacką, rosyjską.
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Il. 4. Górnicy w czasie parady z okazji 15-lecia II Rzeczpospolitej w Katowicach, 1937

Źródło: Narodowe Archiwum Cyfrowe. Fot. C. Datka.

Brak pieniędzy, kryzys gospodarczy oraz jego skutki, które w Polsce były 
trudniejsze, niż sam kryzys spowodował, sprawiły, że wysiłki inżyniera 
Stanisława Majewskiego związane z zaprojektowaniem polskiego mun-
duru górniczego zakończyły się niemal wyłącznie przygotowaniem przez 
niego projektów (Preidl i Wójcik, 2012, s. 324–327).

Na przestrzeni od 1719 do 1890 roku mamy do czynienia z mundu-
rem, który zmienił swoją funkcję z kostiumu, przebrania na strój o dużym 
znaczeniu tożsamościowym i  kontrolującym. Można w  zasadzie poku-
sić się o stwierdzenie, że aż do 1944 roku mundur górniczy funkcjono-
wał jako jednoznaczny komunikat o  tożsamości państwowej i  zawodo-
wej. Umundurowani górnicy brali udział nie tylko w obchodach Dnia św. 
Barbary (Barbaratag) i świętach zakładowych (Bergfest), ale także między 
innymi w  obchodach: Dnia Sedanu (Sedantag), Dnia Pracy Narodowej 
(Tag der Nationalen Arbeit) czy wieczornicach ku czci Marszałka Józefa 
Piłsudskiego.

Historyczne oddalenie pruskiego czy nazistowskiego „tekstu” i kon-
tekstu munduru powoduje, że obecnie dla górników jednym niemal 
punktem odniesienia jest mundur o kroju wprowadzonym ustawą „Karta 
górnika” w 1949 roku (Prezes Rady Ministrów, 1949). Przed jego wpro-
wadzeniem sam Wincenty Pstrowski, będący narzędziem komunistycznej 
propagandy, nosił pruską Puffjacke, a górnicze delegacje na jego pogrze-
bie ubrane były w mundury niemieckie (o kroju pruskim i  freiberskim) 
i  austriackie. Oczywiście rola munduru w  komunikowaniu i  utrwala-
niu polityczności nie była nowością, a jego rola w militaryzacji górników 
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w  Polsce Ludowej była znacząca. Mundur uroczysty należny, zgodnie 
z  ustawą, każdemu górnikowi, unaoczniał ideę wyrażoną przez pre-
miera Józefa Cyrankiewicza w akademii z okazji Dnia Górnika w kopalni 
„Karol” w Rudzie Śląskiej w 1949 roku. Powiedział on wówczas, że 

[p]olscy górnicy to czołowi żołnierze Polski Ludowej, postawieni na bar-
dzo odpowiedzialnym odcinku, na froncie walki o lepszą przyszłość dla 
całego narodu (Cyrankiewicz, 1949, s. 7).

Mimo to w powojennej Polsce masowa militaryzacja górników pozostała 
mrzonką ze względu na brak środków finansowych. Polski mundur gór-
niczy w  założeniu miał więc być istotnym elementem tekstu górniczej 
kultury, semiotycznego konstruktu wytworzonego przez komunistyczne 
państwo informującego o  całkowitym podporządkowaniu pracowni-
ków przemysłu wydobywczego – „armii górniczej” (Cyrankiewicz, 1949, 
s. 7). W praktyce był on przywilejem udzielanym tym pracownikom, któ-
rzy godzili się z linią ideologiczną Polskiej Zjednoczonej Partii Robotni-
czej. Górnicy niebędący jej członkami nie mogli liczyć na otrzymanie tego 
narzędzia grupowej identyfikacji, a  zachowawczość światopoglądowa 
uniemożliwiała przyznanie munduru. Takie przykre doświadczenie stało 
się udziałem Henryka Kwiski, górnika kopalni „Concordia”. Wspominał, 
że w 1985 roku: „prziszed na drugo próba, a tyn krawiec mi godo, panie 
(…), pan jest skreślony z listy” (Piecha-van Schagen, 2016, s. 235). Tym 
samym mundur stał się nagrodą przyznawaną przez państwo. Stanisław 
Gruszczyński, emerytowany pracownik kopalni „Pstrowski”, wspominał:

[J]a dostałem mundur jako nagrodę, byłem odznaczany przez Gierka 
w  Spodku, jak otwarcie Spodka było, to Gierek i  Jaroszewicz wręczali. 
Jaroszewicz podszedł do mnie, a  rękę miał jak łopatę, ścisnął mi rękę, 
a ja goły wtedy byłem, jeszcze ani jednego orderu nie miałem. I Brązowy 
Krzyż Zasługi… Jaroszewicz mnie poklepał i mówi: „Nie martw się, to 
pierwszy, a potem będzie się sypało, będzie cały mundur zaklejony” (Pie-
cha-van Schagen, 2016, s. 232).

Uniform górniczy stał się więc narzędziem kontrolowania i  wartoś-
ciowania górników. To partyjni urzędnicy decydowali, kto i  kiedy mógł 
go zakładać, nota bene wbrew założeniom Uchwały z  1949. Obecność 
górników na rozmaitych państwowych uroczystościach powodowała, 
że górniczy strój uroczysty stawał się narzędziem propagandy. Demon-
strowanie splendoru, na przykład w czasie świeckich ślubów górniczych 
czy podczas pochodu pierwszomajowego, miało taki właśnie charakter. 
Uroczysty uniform był więc emanacją partii (w mniejszym stopniu pań-
stwa), która limitowała i cenzurowała komunikaty tożsamościowe, w tym 
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deklarację „ja – górnik”. Wydawać by się mogło, że upolitycznienie mun-
duru w  komunistycznej Polsce było kontynuacją jego funkcjonowania 
w czasach pruskich, jednak należy uwzględnić aspekt ograniczania prze-
strzeni semantycznych, w jakich strój ten mógł być ujawniany. Dotyczyło 
to przede wszystkim uczestnictwa asysty górniczej w mszach i nabożeń-
stwach (Barbórka, Boże Ciało) czy pielgrzymkach. Udział w takich wyda-
rzeniach był przejawem oddolnej „dekolonizacji” munduru komunistycz-
nego przy jednoczesnym włączaniu go w  tekst kulturowy wykształcony 
w XIX i do lat 40. XX wieku. Dla górników był to nie tylko akt ujawnia-
nia wyznania w świeckim państwie – w „państwowo-partyjnym” mundu-
rze – ale także przyjęcia dziedzictwa kulturowego wbrew oficjalnej poli-
tyce. Członek asysty, górnik kopalni „Concrodia”, mówił tak:

To my w Barbórka piyrwszy roz stoli w mundurze. To nos było sześciu. 
No to już to fajnie wyglóndało. Już to ludziom się podobało w kościele. 
No to my tak durś stoli na wszystkich uroczystościach (…) (Piecha-van 
Schagen, 2016, s. 239).

Można zatem przyjąć, że w realiach Polski Ludowej mundur górni-
czy był zarówno strojem o silnych walorach identyfikujących, jak i narzę-
dziem kontroli oraz propagandy. Ale był także kostiumem, przebraniem, 
ponieważ nosili go również ci górnicy, którzy nie akceptowali ideologii 
państwa, w którym żyli i pracowali.

Wprowadzenie górnictwa w  tryby gospodarki rynkowej sprawiło, że 
mundur musiał stać się częścią liberalnej gospodarki i liberalizującego się 
społeczeństwa. Mimo obowiązującego prawa państwo znacząco ograni-
czyło kontrolującą rolę munduru. Poza politycznym kontekstem zakła-
dany jest przez górników w  celu publicznego zaprezentowania górni-
czej jedności w wybranych sytuacjach takich jak parady, jubileusze, święta 
zawodowe, pogrzeby (Heilfurth, 1981, s. 106). Jest tym samym nośnikiem 
głównie komunikatu tożsamościowego. Strój informuje, w  jakim kon-
tekście społecznym dana osoba funkcjonuje, do jakiej grupy przynależy 
i w jakiej relacji z nią znajduje się posiadacz stroju. Dzięki temu zakła-
danie go jest przyjemnością i wyrazem dumy, o czym powiedział górnik 
kopalni „Mikulczyce” Andrzej Wandiger:

Bardzo, bardzo lubię, nie wstydzę się tego. Lubię jeszcze, jak ktoś 
pochwali, że fajnie leży, że fajnie wygląda. (…) Tak, czuję się dumny. 
(…) I że w tym mundurze się mogę pokazać, czuję się dumny. Niektórzy 
z zazdrością, niektórzy dzisiaj patrzą z jakimś politowaniem, bo to już też 
tak się zdarza… (…) Fajnie czako jak się założy… Wiatr jak jest, te pióra 
jak fajnie łopoczą… (Piecha-van Schagen, 2016, s. 230).
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„Uwolnienie” górniczego munduru doprowadziło jednak do powstania 
nowych wyzwań. Największe emocje wywołuje mundur przyznany nie-
górnikom, co odziedziczono po PRL-u. Wówczas legitymizacją takiego 
aktu było nadanie tytułu honorowego Zasłużonego Górnika Polski Ludo-
wej. Dwa najbardziej spektakularne przykłady takiego użycia munduru 
to wykorzystanie go jako symbolicznej funeralnej „dekoracji” przez Jaro-
sława Iwaszkiewicza w 1980 roku oraz zaspokojenie estetycznego prag-
nienia Fidela Castro osiem lat wcześniej. O  ile trumienny strój poety 
był zakorzeniony w  jego myśleniu symbolicznym (Więckowska, 1996, 
s. 143–146), to Zasłużony Górnik z socjalistycznej Republiki Kuby wspie-
rał propagandę ustroju. Expressis verbis wyraził to sam obdarowany: „i jak 
widzicie od dnia dzisiejszego jestem ubrany w strój górnika. I jako górnik 
przeszedłem wzdłuż i wszerz cały Śląsk, ale nie wyprodukowałem jeszcze 
ani jednego grama węgla” (Łuczak, 1972). Ustawowe poszerzenie grupy 
osób uprawnionych do otrzymania „honorowego munduru” (Prezes Rady 
Ministrów, 2001), a więc ubieranie w górnicze uniformy niegórników, oce-
niane było i  jest jednoznacznie negatywnie, co wyraził górnik kopalni 
„Zabrze-Bielszowice”: 

jak zobaczyłem, że pani prezydentowa albo pani Bieńkowska, albo ktoś 
jeszcze inny zupełnie, totalnie niezwiązany z  górnictwem, a  jest na 
świeczniku, jakaś fisza, dostaje mundur górniczy, dostaje szpadę górniczą, 
to ja moją szpadę górniczą trzymam w szafie. I ten mundur też będę trzy-
mał w szafie (Piecha-van Schagen, 2016, s. 232–233).

Wstydem jest ponadto noszenie tzw. łysego munduru – bez dystynk-
cji i  odznaczeń, a  taki, któremu jednoznacznie przypisana jest funkcja 
przebrania, uważany jest za sprofanowany. Wskazuje to na wypracowane 
przez górników rozumienie dziedzictwa. O ile okazja uroczystości barbór-
kowych, w tym karczmy czy biesiady, jest pewną oczywistością, to mun-
dur w połączeniu na przykład z obyczajowością funeralną nie zawsze jest 
„tyko górniczy”. W  przypadku pogrzebu górnika sprawa jest klarowna, 
jeżeli jednak mówimy o pogrzebach niegórników, zakładanie munduru 
może być wyrażeniem nie tylko tożsamości zawodowej, ale także poli-
tycznej. Jeśli jednak w takich okolicznościach mundur jest strojem, a nie 
przebraniem, górnicy nie widzą w  tym problemu ani zniewagi. Utrata 
prestiżu zawodu górnika wiążąca się z polityką dekarbonizacji, globali-
zacja kultury górniczej, indywidualizacja zachowań kulturowych (Koła-
kowski i Piecha-van Schagen, 2019, s. 390–397), sprawiły, że mundur traci 
swoje znaczenie. Ograniczenie jego popularności należy także wiązać ze 
znaczącym zmniejszeniem okoliczności umożliwiających jego zakłada-
nie oraz dofinansowanie go przez kopalnie. Brak hucznych zakładowych 
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obchodów barbórkowych (w  tym akademii), laicyzacja społeczeństwa 
skutkująca skromniejszym udziałem górników w uroczystościach religij-
nych także wpływają na utratę tożsamościowego znaczeniu stroju.

Il.  5. Górnicy kopalni „Halemba” w  czasie ceremonii wręczenia honorowych szpad 
górniczych, 2021 

Źródło: fot. B. Piecha-van Schagen.

Górnicze mundury nigdy były „niezależne”, ponieważ mamy w tym 
przypadku do czynienia z  komunikatem polegającym na wpisaniu się 
ich właścicieli we wspólnotę funkcjonującą w  określonym kontekście 
podporządkowania (dobrowolnego lub przymusowego) (Pratt i  Rafaeli, 
1997, s. 863–868). Były one przecież narzędziem rządzących państwami 
i  zarządzających górnictwem. Pierwotnie mundury, noszone wyłącz-
nie przez urzędników górniczych, były wyrazem jednoczącej siły grupy 
zawodowej, ale także państwa nadającego górnikom liczne przywileje. 
Służyły do demonstrowania wysokich kwalifikacji. Zagadnienie funk-
cjonowania munduru górniczego można więc potraktować jako problem 
funkcjonowania symbolu będącego składnikiem branżowego i państwo-
wego kodu kulturowego. Wynika to z faktu, że niektóre systemy kulturowe 
poprzez strój korporacyjny komunikują funkcję podtrzymywania kontroli 
oraz wyciszenie zachowań indywidualnych. Zabieg „deindywidualizacji” 
szczególnie widoczny był w  górnictwie całkowicie poddanemu czynni-
kom zewnętrznym, głównie politycznym.

Należy jednak pamiętać, co podkreśla Carrie Herz, że „funkcje mun-
duru są polifoniczne” (Herz, 2006, s.  53). Ich wartość symboliczna 
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wynika ze znaczenia dla społeczności, więc mundury jako takie są teks-
tem i „formą kultury”, wartością samą w sobie dla społeczności górniczej, 
podobnie jak towarzyszące tej zbiorowości socjolekt, rytuały itp. „Polifo-
niczność” mundurów ujawniła sytuacja polityczna po 1991 roku. Dzięki 
brakowi przymusu ich noszenia i „wyzwoleniu” ich w znacznym stopniu 
spod nadzoru państwa, przestały być narzędziem kontroli. Utraciły nie-
mal w całości moc komunikowania górnikom, że ich wysiłek ma ekono-
miczne i społeczne znaczenie dla państwa. W perspektywie europejskiej 
to, co węglowe, stało się antyekologicznym, XIX-wiecznym przeżytkiem, 
a nakładająca się na to zazdrość o górnicze przywileje spowodowała, że 
mundury zaczęły funkcjonować często jako element obraźliwych przeka-
zów memetycznych. Przestały być emanacją państwa, stały się dla górni-
ków narzędziem wolnego wyboru tożsamościowego. Mundury przestały 
niemal funkcjonować w  ramach autoryzowanego dyskursu dziedzictwa 
(ADD), który, jak pisze Laurajane Smith, jest procesem, „w którym nar-
racje, wartości oraz znaczenia kulturowe i społeczne, (…) tożsamości – 
często narodowe – są potwierdzane, oceniane i legitymizowane” (Smith, 
2006, s.  300). Paradoksalnie wyzwolenie mundurów z  ADD spowodo-
wało, że utraciły one swój prestiż.

Zakładanie uniformów i praktykowanie górniczego dziedzictwa przez 
wspólnoty pogórnicze, jest obecnie głównie narzędziem zachowania 
pamięci o, jak wskazał Dawid Wray, „sposobie życia, choć trudnego, ale 
który zapewniał im stabilność, bezpieczeństwo i pewność siebie” (Wray, 
2011, s. 117). Jest to jednak działanie o charakterze oddolnym, bowiem, 
podobnie jak miało to miejsce w Wielkiej Brytanii (Smith, 2006, s. 203–
205), partnerstwo w  budowaniu i  praktykowaniu dziedzictwa ze strony 
organów władzy i administracji jest ograniczone. Między innymi dzięki 
uwolnieniu pamięci od dyskursu politycznego pruska Puffjacke zakładana 
okazjonalnie przez niektórych depozytariuszy wizualizuje rolę trzech 
państwowości w sukcesie Wielkiej Górnośląskiej Industrii oraz ich pamięć 
o przodkach pracujących w kopalni. Mundur – czy to pruski czy komu-
nistyczny  – noszony częściej przez górniczych emerytów niż czynnych 
zawodowo jest przejawem górniczej wolności wyboru, jest strojem służą-
cym wyrażaniu, kim są jego posiadacze.
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Strój jako istotny element w działalności Koła Gospodyń 
Wiejskich w Komborni – tradycja i współczesność

S treszczenie         

Celem artykułu jest refleksja kulturoznawcza nad obecnością i znaczeniem 
ludowego stroju komborskiego w  kulturze i  działalności przedsiębiorczej 
członkiń Koła Gospodyń Wiejskich w Komborni. W pierwszej części artykułu 
na podstawie analizy literatury przedmiotu wyjaśniono podstawowe terminy 
związane z  podjętym tematem, określono, czym jest strój ludowy  – w  tym 
strój komborski – jakie pełnił funkcje oraz jakie czynniki determinowały jego 
wygląd i formy. W kolejnej części tekstu zaprezentowano materiał eksplora-
cyjny, ukazujący znaczenie ludowego stroju komborskiego i jego wykorzysta-
nie w działalności przedsiębiorczej oraz edukacyjnej członkiń KGW w Kom-
borni. Podstawą analizy są dane pochodzące z badań własnych, które zostały 
przeprowadzone we wrześniu 2022  r. Zgromadzony materiał badawczy 
uzyskano na podstawie wypowiedzi zebranych za pomocą kwestionariusza 
ankiety, swobodnych wywiadów z  listą poszukiwanych zagadnień przepro-
wadzonych z: prof. dr. hab. Kazimierzem Szmydem z Państwowej Akademii 
Nauk Stosowanych w Krośnie, przewodniczącą i członkiniami Koła Gospo-
dyń Wiejskich z Komborni, sołtysem wsi Kombornia, a także zapisów zgroma-
dzonych w Kronice Koła Gospodyń Wiejskich z Komborni. Wyniki badań poka-
zały, że rozmówcy dostrzegają potrzebę kultywowania komborskiego stroju 
ludowego i  tradycji z  nim związanych, kierując się pobudkami kulturowo-
-poznawczymi, aplikacyjnymi, jak również emocjonalnymi. Strój ludowy 
komborski stanowi znaczący i  niezbywalny element współczesnego życia 
regionalnego. Był i  jest noszony podczas uroczystości na szczeblu lokalnym 
i państwowym. Dodatkowo zakłada się go również w czasie organizowanych 
przez członkinie Koła Gospodyń Wiejskich licznych warsztatów towarzy-
szących poznawaniu historii stroju i tradycji związanych z regionem. Wypo-
wiedzi respondentów świadczą o mocnym utożsamianiu się ze strojem kom-
borskim, który jest symbolem przynależności do regionu. Badani wskazali 
na brak ciągłości pokoleniowej i stopniowe zrywanie więzi z tradycją nosze-
nia stroju, co może budzić uzasadniony niepokój. Przybliżanie dziedzictwa 
kulturowego regionu, w tym komborskiego stroju ludowego i tradycji z nim 
związanych, przez członkinie KGW w Komborni może się okazać jednym ze 
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znaczących sposobów kształtowania osobowości, wrażliwości i kreatywności 
młodych pokoleń.

S Ł O WA  K LU C Z E : 	 strój ludowy, komborski strój ludowy, działalność 
przedsiębiorcza, dziedzictwo kulturowe, tożsamość 
kulturowa, edukacja 

A B S T RAC T

Folk Costumes as an Important Element in the Activities of the Rural 
Housewives’ Club in Kombornia. Tradition and Contemporaneity

The purpose of the article is a scholarly reflection on the presence and signifi-
cance of Kombornia folk costume in the culture and entrepreneurial activities 
of the members of the Rural Housewives’ Club in Kombornia. The first part 
of the article, based on an analysis of the literature, explains the basic terms 
related to the subject. It defines what folk costume is, including the Kombor-
nia costume, what functions it performed, and what factors determined its 
appearance and forms. The next part presents exploratory material, showing 
the importance of Kombornia folk costume and its use in the entrepreneur-
ial and educational activities of Club members in Kombornia. The analysis is 
based on self-reported survey data, which was conducted in September 2022. 
The collected material was obtained on the basis of statements collected by 
means of a  survey questionnaire, free interviews with a  list of sought-after 
issues conducted with: Prof. Kazimierz Szmyd from the National Academy 
of Applied Sciences in Krosno, the chairman and members of the Kombornia 
Rural Housewives’ Club, the Kombornia village mayor, and records collected 
in the Chronicles of the Kombornia Rural Housewives’ Club. The results of 
the survey indicated that interviewees recognize the need to cultivate the Kom-
bornia folk costume and the traditions associated with it, guided by cultural-
cognitive, applied, in addition to emotional motives. The Kombornia folk cos-
tume is a significant and inalienable part of modern local life. It has been worn 
during ceremonies at the local and state levels. In addition, it is also worn dur-
ing the numerous workshops organized by members of the Rural Housewives’ 
Club related to learning about the history of costume and traditions associated 
with the region. The respondents’ statements testify to a strong identification 
with the Kombornia costume, which is a symbol of belonging to the region. 
The respondents pointed to the lack of generational continuity and the grad-
ual severing of ties with the tradition of wearing the costume, which may be 
a legitimate concern. Presenting the cultural heritage of the region, including 
the Kombornia folk costume and traditions associated with it by the members 
of the Club in Kombornia may prove to be one of the significant ways of shap-
ing the personality, sensitivity and creativity of young generations.

K E Y W O R D S :  	folk costume, Kombornia folk costume, entrepreneurial activity, 
cultural heritage, cultural identity, education 
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Wprowadzenie

Współcześnie stopniowo wzrasta zainteresowanie zagadnieniami związa-
nymi z poszukiwaniem korzeni oraz samą potrzebą zakorzenienia. Jest to, 
jak wskazuje profesor Kazimierz Szmyd z Państwowej Akademii Nauk 
Stosowanych w Krośnie,

oczekiwany i  cenny kierunek ponownego odkrywania własnej i  środo-
wiskowej tożsamości, czyli osobowej niepowtarzalności oraz kulturo-
wej przynależności. Czyni się to refleksyjnie lub z innych powodów. Ma 
to istotne znaczenie w przywracaniu własnej, rodzimej i  środowiskowej 
pamięci kulturowej, przynależności do określonej grupy społecznej, kul-
turowej, etnicznej, do obyczajów, obrzędów, rytuałów itp. 1

Zauważanie własnych korzeni stanowi podstawę pozwalającą jednostkom 
i społecznościom dostrzegać pierwotne i późniejsze przyczyny, dla których 
włączają się one w szersze kręgi życia społecznego i kultury powszechnej, 
oraz zaobserwować, jak ten proces przebiegał w miarę upływu historii.

Kultura lokalna umożliwia odkrywanie własnego i  wspólnotowego 
ego, bliskości i  pokrewności, obyczajowości innych osób pochodzących 
z tego samego środowiska tradycji i mających podobne wartości, a także 
pozwala na wspólne przeżywanie nowych doświadczeń, form zabawy, 
różnych wiejskich uroczystości. Zakorzenienie w  tradycji lokalnej to 
podstawa, na której buduje się tożsamość kulturową, postawy otwarto-
ści i akceptacji odmienności (Suchocka i Królikowska, 2014; Szyfer, 1997; 
Ossowski, 1967; Dyczewski, 2002). Stąd tak ważne jest zgłębianie trady-
cji noszenia i kultywowania stroju ludowego jako istotnego elementu kul-
tury wsi (Misiejuk, 2005). Jest to także element poznawania swojej małej 
ojczyzny i wrastania w życie regionu.

Celem artykułu jest refleksja kulturoznawcza nad obecnością i znacze-
niem ludowego stroju komborskiego w kulturze i działalności przedsię-
biorczej członkiń Koła Gospodyń Wiejskich w Komborni. Rola tego koła, 
jak i  innych kół gospodyń wiejskich (KGW) w  społecznościach lokal-
nych jest znacząca. Są one do dnia dzisiejszego najpopularniejszą formą 
samoorganizacji kobiet na obszarach wiejskich (Szczepańska i  Szcze-
pański, 2019, s. 67). KGW odgrywały wiele istotnych ról, m.in. pomagały 
rodzinom wiejskim w  edukacji i  organizacji wypoczynku dzieci i  mło-
dzieży, miały swój wkład w  rozwijanie przedsiębiorczości kobiet, dzia-
łały na rzecz ochrony zdrowia i zabezpieczenia socjalnego społeczności 

1	 Wypowiedź pisemna prof. dr. hab. Kazimierza Szmyda z Państwowej Akademii Nauk Stoso-
wanych w Krośnie udzielona Beacie Sufie i Bernadecie Kosztyle we wrześniu 2022 r.



Wokół stroju w kulturze – Kultura regionalna

290

perspektywy kultury /
perspectives on culture
No. 43 (4,2/2023) 

wiejskiej. W  2023  r. obchodzono jubileusz 157-lecia działalności KGW 
na ziemiach polskich, a w 2024 r. Koło Gospodyń Wiejskich w Komborni 
będzie obchodziło 100-lecie swojej działalności. Członkinie kół gospodyń 
wiejskich, działające w tych organizacjach, nabywały umiejętności racjo-
nalnego gospodarowania zasobami gospodarstwa domowego.

Jak zauważają Barbara Szczepańska i Jan Szczepański (2019, s. 67):

Spektrum podejmowanej działalności było bardzo szerokie, obejmo-
wało przygotowywanie potraw, wdrażanie nowych rozwiązań w zakresie 
uprawy roślin i hodowli zwierząt. KGW prowadziły działalność moderni-
zacyjną, uczyły, jak w najefektywniejszy sposób organizować sobie i rodzi-
nie pracę w obejściu gospodarskim, jak być nowoczesną i zaradną gospo-
dynią, żoną, matką.

Obecnie koła gospodyń wiejskich również pełnią wiele istotnych funk-
cji, m.in. kultywują lokalne tradycje i  folklor (prowadzą warsztaty kuli-
narne, rękodzielnictwa, taneczne, edukacyjne), reprezentują wieś i gminę 
podczas różnorodnych wydarzeń i uroczystości lokalnych i państwowych. 
Odgrywają także istotną rolę w integrowaniu lokalnej społeczności.

W pierwszej części artykułu na podstawie analizy literatury przed-
miotu zostaną wyjaśnione podstawowe terminy związane z  podjętym 
tematem, określone będzie, czym jest strój ludowy – w tym strój kombor-
ski  – jakie pełnił funkcje dawniej, a  jakie sprawuje dziś, jakie czynniki 
determinowały jego wygląd i  formy. W kolejnej części tekstu zaprezen-
towany zostanie materiał eksploracyjny, ukazujący znaczenie ludowego 
stroju komborskiego oraz jego wykorzystanie w działalności przedsiębior-
czej oraz edukacyjnej członkiń KGW w Komborni. Podstawą analizy są 
dane pochodzące z  badań własnych, które zostały przeprowadzone we 
wrześniu 2022 r. Zgromadzony materiał badawczy uzyskano na podsta-
wie wypowiedzi zebranych za pomocą kwestionariusza ankiety oraz swo-
bodnych wywiadów z listą poszukiwanych zagadnień przeprowadzonych 
z: prof. dr. hab. Kazimierzem Szmydem z Państwowej Akademii Nauk 
Stosowanych w  Krośnie, przewodniczącą i  członkiniami Koła Gospo-
dyń Wiejskich z Komborni oraz sołtysem wsi Kombornia. W celu opra-
cowania materiału badawczego odwołano się również do zapisów w Kro-
nice Koła Gospodyń Wiejskich z Komborni 2. W końcowej części publikacji 

2	 Kronika Koła Gospodyń Wiejskich w Komborni została założona 40 lat temu przez Przewodni-
czącą KGW w Komborni, która zgromadziła historyczny materiał fotograficzny oraz spisała 
przekazy ustne od najstarszych mieszkanek wsi Kombornia (m.in. Aleksandry Kosztyły, Ali-
cji Matusik, Władysławy Gierlach, Marii Kwolek, Ludwiki Wojnar). Materiał ujęty w kronice 
Przewodnicząca KGW w Komborni wzbogaciła systematycznymi zapisami o przebiegu dzia-
łalności Koła.
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zostaną przedstawione propozycje dla praktyki pedagogicznej dotyczące 
kultywowania stroju i tradycji z nim związanych.

Strój ludowy dawniej i dziś

Strój ludowy to ważny i  jeden z  najbardziej efektownych elementów 
dorobku kultury wsi, wyrażający tożsamość, przynależność i odmienność 
noszącej go ludności. Głównie odnosi się on do regionu geograficznego 
i jego tradycji lub okresu w historii, którą reprezentuje (Piskorz-Branekova, 
2008, s. 5). Traktowany jako odzież reprezentacyjna, specjalna, odświętna, 
strój ludowy pełnił różne funkcje i odgrywał rozmaite role w społeczności 
tradycyjnej, m.in. symboliczne, magiczne, obrzędowe, praktyczne, este-
tyczne, społeczne (do współczesności odnosi się nadal jedynie estetyczna). 
Jedną z wielu funkcji, jakie pełnił – i pełni obecnie – jest wyróżnianie czy 
wyodrębnianie (Gadomski, 2007, s. 16). Strój ludowy prezentował boga-
ctwo, zasobność, określoną pozycję w  społeczności i  rodzinie, stanową 
godność, dbałość o estetykę, stanowił wiano przy zamążpójściu, określał 
również wiek, płeć czy stan cywilny ludności go noszącej (Piskorz-Bra-
nekova, 2008, s. 5). W stroju manifestowało się poczucie więzi grupowej, 
umożliwiał on budowanie więzi społecznych szybciej niż przez język 
(Czachowski i Słomska-Nowak, 2013, s. 14). Podkreślał przynależność do 
regionu (Brzezińska, 2013, s.  16) lub specyfikę wykonywanego zawodu 
(np. różne grupy góralskie, sitarze biłgorajscy). Strój odgrywał również 
znaczącą rolę w obrzędowości ludowej, rodzinnej i kościelnej, a więc był 
zakładany na uroczystości takie jak wesela, dożynki, odpusty (Hermano-
wicz-Nowak, 1976, s. 379).

Zasięg poszczególnych form strojów zmieniał się stopniowo. Jeszcze 
na początku XX w. obejmował on jedną lub kilka wsi, parafię lub region 
etnograficzny i  zamykał się głównie w granicach językowo-gwarowych. 
Stopniowo jednak, wraz ze zmianami granic administracyjnych oraz 
przemieszczaniem się ludności, zasięg poszczególnych strojów zaczął się 
zmieniać (kurczyć lub rozszerzać), a  one same ulegały licznym mody-
fikacjom, a nawet całkowicie zanikały. Stąd w niektórych regionach nie 
można współcześnie odtworzyć wyróżniających się od innych strojów 
ludowych. Istniały jednak regiony takie jak Śląsk czy Wielkopolska, które 
pomimo zaborów i ich konsekwencji zachowały niezmieniony w zasad-
niczej postaci strój ludowy przez pokolenia. Dla zamanifestowania idei 
wolnościowych, patriotyzmu czy przynależności narodowej były wyko-
rzystywane celowo komplety bądź części stroju ludowego (biała suk-
mana krakowska założona przez naczelnika) (Gadomski, 2007, s.  16). 
Szczytowy okres rozwoju stroju ludowego i jego znaczących przeobrażeń 
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nastąpił w Polsce w drugiej połowie XIX i XX w., co wiązało się z uwłasz-
czeniem chłopów i  rozwojem różnych dziedzin przemysłu. W  okresie 
międzywojennym funkcja stroju stopniowo ulegała zmianom, przestał 
być on bowiem powszechnie noszoną odzieżą, a stał się ubiorem repre-
zentacyjnym. Proces ten po drugiej wojnie światowej jeszcze bardziej się 
pogłębił (Piskorz-Branekova, 2008, s. 5). 

Elementy stroju, podobnie jak biżuteria, będące komponentem stanu 
majątkowego jego użytkownika, często były dziedziczone po przodkach, 
otaczane szacunkiem i kilkakrotnie przekazywane z pokolenia na poko-
lenie. Stanowiły one także formę lokaty kapitału, o czym m.in. świadczą 
„wyprawy” przygotowywane jako wiana dla kobiet. W  ich skład wcho-
dziły gotowe części stroju, a także sztuki płótna lub sukna do wykorzysta-
nia w przyszłości (Gadomski, 2007, s. 20). 

Strój ludowy komborski

Dokonanie próby oceny stroju ludowego w wymiarze aksjologicznym nie 
jest zadaniem łatwym, wymaga bowiem, jak wskazuje Kazimierz Szmyd, 
uwzględnienia istotnych aspektów i  kryteriów historycznych, regional-
nych, etnicznych i lokalno-środowiskowych.

Ważne jest zarówno pytanie, jak i odpowiedź dotycząca cech (walorów) 
estetycznych, użytkowych, społecznego wydźwięku (afirmacji) i kształto-
wania się tożsamości kultury środowiskowej w długim czasie przemian 
historyczno-cywilizacyjnych 3. 

Badacz w  odniesieniu do stroju komborskiego (rozpatrywanego na tle 
kultury obyczajowo-estetycznej) dostrzega zasadnicze powody „dla uzna-
nia stroju komborskiego jako «wartości» głębszej i trwalszej aniżeli gdzieś 
indziej na obszarze Podkarpacia Krośnieńskiego” 4. Strój ten wyróżniają 
bowiem nie tylko cechy typowe dla regionu podkarpackiego, ale można 
również zauważyć cechy odmienne (np. połączona w całość biała bluzka 
i koszula, mocno namarszczona spódnica – około 5 m długości tkaniny). 
Istnieją bowiem, jak wskazuje K.  Szmyd, „wyróżniające cechy lokalne 
w swej ludowej «uniwersalności»” 5. 

Komborski strój ludowy był jednym z najbardziej efektownych kom-
ponentów dorobku kultury wsi. Świadczył niejednokrotnie o zasobności, 

3	 Wypowiedź pisemna prof. dr. hab. Kazimierza Szmyda z Państwowej Akademii Nauk Stoso-
wanych w Krośnie udzielona Beacie Sufie i Bernadecie Kosztyle we wrześniu 2022 r. 

4	 Jw.
5	 Jw.
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bogactwie osób go noszących, a  także stanowił formę lokaty kapitału 
(wiano dla córek). Wskazując na walory stroju komborskiego, prof. dr hab. 
Kazimierz Szmyd podkreśla, że

jest on wartością oczywiście historyczną, nie do końca opisaną, ale żyje 
realnie i  na kanwie przekazu werbalnego, a  zwłaszcza jako fakt ręko-
dzielniczy. Zawiera w  swojej niepowtarzalnej postaci prostą, ale jakże 
kunsztowną estetykę, piękno czyste, intuicyjne, ale też doświadczane 
w  mozolnym tworzeniu, dzieło pedantyczne, staranne, umiarkowa-
nie bogate, nie przesadnie. Zawiera elementy trwałe, które powstawały 
w  technologii prostej, dostępnej w zasadzie każdej ambitnej Gospodyni 
na wsi 6. 

Utrwalone zapisy, opisy wydarzeń, podczas których był prezentowany 
strój komborski, oraz fotografie zamieszczone w Kronice Koła Gospodyń 
Wiejskich w  Komborni świadczą o  istnieniu żeńskiego ludowego stroju 
komborskiego. Analiza podań ustnych wskazuje również, że nie istniał 
charakterystyczny dla Komborni męski strój ludowy, który byłby wyróż-
nikiem wsi i  jednoznacznie mógłby być identyfikowany z  tym regio-
nem. Z ustnych przekazów najstarszych mieszkańców Komborni, a także 
z materiałów zawartych w Kronice Koła Gospodyń Wiejskich w Komborni 
wynika, że mężczyźni zakładali od święta białe koszule, ciemne spodnie, 
buty z wysokimi cholewkami i kapelusze, ale ich strój nie był postrzegany 
i nazywany jako męski strój komborski. 

Żeński strój ludowy natomiast był od powstania określany jako kom-
borski strój ludowy. Zdaniem prof. dr. hab. Kazimierza Szmyda ma on

charakterystyczną formę i barwę, względna odrębność stylistyczna, orygi-
nalność formy i kolorystyki stroju wynika z naturalnych, surowych uwa-
runkowań przyrody i  życia, z których wyrastają poszczególne elementy 
stroju, uwarunkowane także dostępnością odpowiednich materiałów. Była 
to również kontynuacja środowiskowej tradycji, myśli i uczuć, podziwu 
nad urodą przyrodniczo-geograficzną Komborni. Wypływała paradoksal-
nie z trudu mozolnej pracy i zarazem nabożnego stosunku do ziemi żywi-
cielki. Brała się też z odważnego i przekornego optymizmu w pokonywa-
niu trudów życia 7.

Noszony tylko przez kobiety-mężatki podczas różnych uroczysto-
ści i  świąt strój komborski był w  całości szyty ręcznie. Odznaczał się 

6	 Jw..
7	 Wypowiedź pisemna prof. dr. hab. Kazimierza Szmyda z Państwowej Akademii Nauk Stoso-

wanych w Krośnie udzielona Beacie Sufie i Bernadecie Kosztyle we wrześniu 2022 r.
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on szczególnymi walorami estetycznymi i  oryginalnością i  składał się 
z  takich elementów, jak: biała bluzka, fartuch, czepek, spódnica. Biała 
bluzka haftowana ręcznie (szczególnie manszety i  kołnierz) połączona 
była jako całość z  lnianą koszulą bez zdobień. Praktykowano tu dwa 
dodatki: jeden  – wstawka z  przodu, i  drugi  – kilka kolorowych kwiat-
ków z materiału (różyczki), które były przypięte w  tym samym miejscu 
co czerwona wstawka. Z tyłu do bluzki przypięta była na wysokości korali 
czerwona kokarda o  szerokości około 8 cm. Pluszowy/aksamitny gorset 
zazwyczaj o barwie ciemnej, najczęściej czarnej, był wyszywany koloro-
wymi motywami kwiatowymi. Do sznurowania gorsetu służyła wstążka 
przeplatana od góry na dół po przekątnej. Biała spódnica haftowana na 
biało odznaczała się licznymi zmarszczeniami, które wykonywano przy 
użyciu stosowanego do dziś sznurka materiałowego, i miała długość około 
5 metrów. Ozdobą stroju były prawdziwe czerwone korale (trzy sznury) 
zapinane od tyłu. Współcześnie w  stroju komborskim są już tylko ich 
repliki, gdyż prawdziwe korale, stanowiące cenny element stroju, były 
oddawane do kościoła parafialnego pod wezwaniem Matki Boskiej Pocie-
szenia w Komborni jako wota dziękczynne 8. Uzupełnieniem stroju były 
dowolnie dobrane buty i czepek z tiulu służący do nakrycia głowy. 

Zdaniem Kazimierza Szmyda strój komborski można uznać za 
wytwór, który

należał do kategorii wyróżniających dokonań. Jego sporządzenie wiele 
kosztowało, także pracy, zachodu, zaangażowania i  ambicji osobistej, 
również wsparcia w rodzinie. Była to praca artystyczna, wręcz nabożna, 
bo takim celom ma służyć 9.

Badacz podkreśla, że

strój odgrywał rolę wyróżniającą w otoczeniu, ale też łączył z otoczeniem, 
z większością ludzi wrażliwych na ludyczne, swojskie piękno. Było ono 
też plonem tej ludzkiej potrzeby i klimatu przyrodniczo-klimatycznego 
dawnej Komborni. Nie może być traktowany oddzielnie od całego życia 
wsi, środowiska większego w sensie kulturotwórczym niż współczesna jej 
degradacja. Strój komborski jest zapewne swego rodzaju osią, ośrodkiem 
i znakiem tego środowiska. Musi i powinien być rozwijany, kontynuowany 
mimo różnych współczesnych ograniczeń. Ale nie może być urzeczywist-
niany poprzez jakiś „nakazowy” system edukacyjny. Ale powinien być 

8	 Informacje z  trzyczęściowej Kroniki Koła Gospodyń Wiejskich w  Komborni, prowadzonej od 
1924 r., przechowywanej w pomieszczeniu Koła Gospodyń Wiejskich w Komborni.

9	 Wypowiedź pisemna prof. dr. hab. Kazimierza Szmyda z Państwowej Akademii Nauk Stoso-
wanych w Krośnie udzielona mgr Bernadecie Kosztyle we wrześniu 2022 r
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inspirowany, tworzony energią środowiska, ludzi wrażliwych i  z  wyob-
raźnią, w  taki sposób, jak robiono to w  Komborni u  zarania i  pierwot-
nie, kiedy się rodził wysiłkiem, ale też przeżyciem artystyczno-ludowym 
w Komborni 10.

Ustne podania mieszkanek wsi Kombornia, a  także materiały kro-
nikarskie wskazują, że strój komborski był przywdziewany jedynie od 
święta, na szczególne okazje przez kobiety jeszcze przed rokiem 1924, 
a więc przed powstaniem Koła Gospodyń Wiejskich i właściwie nie ulegał 
wpływom mody (Brylak-Załuska, 2014; zob. też Niemczyńska-Szurek, 
2009; Piskorz-Branekova, 2007; Wójcik, 1965). Od lat 60. można zaob-
serwować stopniowe wygaszanie noszenia stroju. Był to proces samoistny. 
Do 1950 r. gospodynie z Komborni zakładały stroje na każdą uroczystość 
kościelną, a w latach 1960–1980 był on noszony już tylko przez kobiety 
z Koła Gospodyń Wiejskich w Komborni i osobę pełniącą rolę swaszki. 
Od roku 1980 jedynie członkinie KGW w Komborni zakładają i kulty-
wują strój ludowy przy różnego typu uroczystościach, czego dowodem 
są liczne opisy, wzmianki, informacje i  materiał fotograficzny w  prasie 
(„Dziennik Polski”, „Podkarpacie”, biuletyn Podkarpackiej Izby Rolni-
czej, „Komborski Dzwon”, „Nowiny”, „Prządki”) i w telewizji. Obecnie 
tylko 10 kobiet z Koła Gospodyń Wiejskich w Komborni (istniejącego od 
1924 r.) kultywuje tradycję noszenia ludowego stroju komborskiego, cho-
ciaż jeszcze kilka lat temu strój zakładało dwukrotnie, a nawet trzykrotnie 
więcej kobiet.

Powodem zmniejszającej się liczby osób z tego grona są m.in. czynniki 
naturalne, takie jak śmierć lub zły stan zdrowia. Młode mieszkanki wsi 
Kombornia, m.in. córki członkiń z KGW, chociaż bardzo cenią tradycję 
noszenia komborskiego stroju i uważają, że należy go kultywować, nie są 
zainteresowane zakładaniem tego reprezentacyjnego ubioru, bowiem, jak 
zauważa przewodnicząca Koła Gospodyń Wiejskich w Komborni Zofia 
Kosztyła:

łączy się to m.in. z  planowaniem czasu, dostosowaniem się do grafiku 
(każdy strój ma harmonogram użycia podczas różnych świąt i uroczysto-
ści) i dyspozycyjnością, a młode kobiety są dzisiaj bardzo zapracowane, 
a ponadto o strój ludowy należy szczególnie dbać i go pielęgnować z nale-
żytą pieczołowitością, a  jego noszenie wymaga często dobrej kondycji 
fizycznej (po założeniu stroju nie można np. siadać, żeby materiał nie 
został zgnieciony, a wielogodzinne stanie bywa męczące) 11. 

10	 Jw..
11	 Wypowiedź Przewodniczącej Koła Gospodyń Wiejskich w Komborni Zofii Kosztyły uzyskana 

za pomocą techniki wywiadu we wrześniu 2022 r.
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Można także zauważyć brak ciągłości pokoleniowej i  stopniowe zrywa-
nie więzi z tradycją noszenia stroju, na co również zwraca uwagę Zofia 
Kosztyła. 

Znaczenie komborskiego stroju ludowego w działalności 
Koła Gospodyń Wiejskich w Komborni 

W celu określenia znaczenia komborskiego stroju ludowego w działalno-
ści Koła Gospodyń Wiejskich w Komborni od 1924 r. do chwili obecnej 
odwołano się do kilku przekazów, m.in. do zapisów ujętych w materia-
łach kronikarskich, wypowiedzi wspomnianego już pedagoga-profesora 
w  zakresie nauk humanistycznych i  społecznych Kazimierza Szmyda 
z Państwowej Akademii Nauk Stosowanych w Krośnie, sołtysa Komborni 
Jana Wawrzkowicza, wypowiedzi członkiń KGW w Komborni (10 osób) 
i przewodniczącej tego Koła – Zofii Kosztyły 12. Należy podkreślić, że tylko 
nieliczne przekazy literaturowe są źródłem informacji na temat kombor-
skiego stroju ludowego.

Według prof. dr. hab. Kazimierza Szmyda z  Państwowej Akademii 
Nauk Stosowanych w Krośnie

są różne rodowody powstawania i nadawania swoistej rangi strojowi ludo-
wemu czy innych form zewnętrznego zaakcentowania określonych różnic 
ludności, nie tylko wiejskich, także w Komborni. Dotyczyło to rozmaitych 
form organizowania się, wynikających z potrzeby bycia razem w określo-
nej sprawie, dziedzinie życia, zwłaszcza w  doniosłych chwilach; wese-
lach, ślubach, uroczystościach kościelnych, świeckich, tożsamościowych, 
oczekiwań i dążeń, postulatów, radości i smutku – czyli całego życia ludzi 
małej ojczyzny; sąsiedztwa, siebie i innych osób. Były to obowiązki, poza 
pracą w polu na górskich zboczach i „paryjach”. A nade wszystko była to 
odwieczna potrzeba człowieka wypowiedzenia się, ukazania siebie, inno-
ści i zarazem bliskości, więzi solidarności, szerokiej gamy innych uczuć 
ludzkich 13.

Chcąc określić, jak komborski strój ludowy jest postrzegany przez spo-
łeczność lokalną, czym on jest w aspekcie ludycznych, folklorystycznych 

12	 Badania zostały przeprowadzone z  wykorzystaniem swobodnych wywiadów z  listą pytań 
i techniki ankiety przez mgr Bernadetę Kosztyłę (Wyższa Szkoła Zarządzania i Przedsiębior-
czości im. Bogdana Jańskiego w Łomży) i dr Beatę Sufę (Uniwersytet Komisji Edukacji Naro-
dowej w Krakowie) we wrześniu 2022 r. 

13	 Wypowiedź pisemna prof. dr. hab. Kazimierza Szmyda z Państwowej Akademii Nauk Stoso-
wanych w Krośnie udzielona Beacie Sufie i Bernadecie Kosztyle we wrześniu 2022 r. 
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(tradycyjnych) składników wartości, poproszono o  wypowiedź w  tym 
zakresie przewodniczącą i członkinie KGW w Komborni oraz sołtysa wsi.

Komborski strój ludowy, jak wynika z przekazu przewodniczącej Koła 
Gospodyń Wiejskich w Komborni Zofii Kosztyły,

jest, piękny, cudowny, z  tradycjami, to zaszczyt iść w  takim fartuchu. 
Komborski strój ludowy był i  jest zawsze otaczany szacunkiem w  spo-
sób szczególny, odpowiednio przechowywany i pielęgnowany i przekazy-
wany z pokolenia na pokolenie dla zachowania ciągłości kulturowej. Był 
i jest noszony z wielką dumą, a jego piękno i oryginalność, zdobnictwo są 
doceniane nie tylko przez miejscową ludność. Niejedna osoba zazdrościła 
nam tych fartuchów, każdy chce uwiecznić je na zdjęciu, jesteśmy roz-
chwytywane, gdy pojawiamy się w tych strojach na różnych uroczystoś-
ciach. Strój komborski był nie tylko piękny i z tradycjami, ale był i jest to 
przede wszystkim nasz strój. Zakładamy go zawsze na szczególne oka-
zje i uroczystości: kościelne, gminne, wojewódzkie i państwowe, ale kie-
dyś noszono go także w niedzielę. Zawsze byłyśmy otaczane zaintereso-
waniem, gdy występowałyśmy w komborskim stroju ludowym, wyróżniał 
i wyróżnia nas w społeczności i reprezentuje ją w sposób godny 14.

Obecnie, jak akcentowały członkinie Koła, stroje noszone podczas uroczy-
stości na szczeblu lokalnym i państwowym (dożynki parafialne, gminne, 
państwowe, odpusty, święta kościelne – koronacja obrazu Matki Boskiej 
Pocieszenia, jubileusze – jubileusz stulecia Straży Pożarnej w Komborni), 
podczas biesiad o  zasięgu międzynarodowym „stanowią niewątpliwą 
atrakcję i wyróżnik tutejszej społeczności, są podziwiane” 15.

Kultywowanie tradycji noszenia stroju komborskiego odbywa się rów-
nież podczas uroczystości rodzinnych, np. wesel, na które członkinie Koła 
są często zapraszane i podczas których prezentują swoje wytwory kuli-
narne (weselne wypieki, różnego typu posiłki i przetwory), a także pod-
czas pogrzebów członkiń Koła, jako wyraz swoistej solidarności i hołdu 
oddawanego osobie zmarłej, która nosiła strój komborski. 

Tak jak przywiązujemy się do swojego domu, sąsiedztwa, pejzażu, 
regionu i  różnych elementów z  nim związanych, podobnie przywiązu-
jemy się do stroju. Jak podkreślają przewodnicząca i  członkinie Koła 
Gospodyń Wiejskich w  Komborni, komborski strój ludowy dla osób go 
noszących ma szczególne znaczenie emocjonalne i przynależnościowe:

14	 Wypowiedź Przewodniczącej Koła Gospodyń Wiejskich w Komborni Zofii Kosztyły uzyskana 
za pomocą techniki wywiadu we wrześniu 2022 r.

15	 Wypowiedź członkiń KGW w Komborni uzyskana za pomocą techniki ankiety we wrześniu 
2022 r.
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bardzo ważne jest to, że strój jest nasz, co oznacza, że noszą go kobiety 
z Komborni, przynależy do nas. Jesteśmy dumne, że jest nasz. Strój kom-
borski charakteryzuje nas, świadczy o  naszej tożsamości. Nie wyobra-
żamy sobie, żeby można było odejść od tradycji noszenia stroju kombor-
skiego na rzecz innego, równie pięknego 16.

Wypowiedź ta świadczy o mocnym utożsamianiu się ze strojem ludowym, 
tym tak ważnym elementem kultury wsi i  identyfikatorem tożsamości 
wiejskiej. Wypracowany kanon piękna uwzględniał to, co akceptowalne, 
dozwolone czy możliwie dopuszczalne. Był wyrazicielem zbiorowego „ja” 
i  tym samym spajał i spaja lokalną zbiorowość (Czachowski i Słomska-
-Nowak, 2013). 

Strój ludowy stanowi zatem znaczący i niezbywalny element współ-
czesnego życia regionalnego ze względu na fakt, iż – jak zauważa Jolanta 
Kruk – „rzeczy towarzyszące człowiekowi przynależą do jego świata i są 
źródłem wiedzy o nim” (2008, s. 29).

Poznawanie najbliższego otoczenia i wspólnego dziedzictwa kulturo-
wego prowadzi z kolei do identyfikacji z miejscem, ziemią, społecznością 
lokalną. Rola kobiet na wsi, a  szczególnie rola członkiń KGW w Kom-
borni, jest w tym zakresie znacząca. Są „nosicielkami” pamięci (Assman, 
2008; Biejat i Wójcikowska, 2015). Jednym z wielu działań podejmowa-
nych przez członkinie Koła Gospodyń Wiejskich w Komborni na rzecz 
poznawania wspólnego dziedzictwa regionu są liczne warsztaty, m.in. 
kulinarne dla dorosłych i młodzieży, będące nie tylko okazją do poznania 
historii, wyglądu i znaczenia komborskiego stroju ludowego jako istotnego 
elementu kultury wsi, elementu kultury tożsamości, ale także stanowiące 
świetny sposób na poznanie kulinariów charakterystycznych dla regionu. 
Działania te mogą być przyczynkiem do rozwijania postawy patriotycz-
nej, do budowania więzi z regionem, do poznania tradycji i zwyczajów 
regionalnych, do integracji pokoleń. 

Członkinie Koła zgodnie podkreślały, że z wielkim zaangażowaniem 
pozyskują wytwory związane z ziemią komborską, tutejsze przepisy czy 
oryginalne elementy stroju komborskiego, dbając o  jego kompletność. 
Przewodnicząca Koła Gospodyń Wiejskich w Komborni z dużym odda-
niem angażuje się w jego pielęgnację i przechowywanie. Przygotowywanie 
stroju na kolejne wydarzenia i uroczystości wymaga planowania, czasu, 
zaangażowania, wysiłku i dyspozycyjności, a więc jest to zadanie wyma-
gające oddania i poświęcenia. Każda osoba zakładająca strój ma swój ter-
minarz związany z przygotowaniem stroju, by móc założyć go podczas 

16	 Wypowiedź członkiń KGW w Komborni uzyskana za pomocą techniki ankiety we wrześniu 
2022 r. 
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danego wydarzenia (strój należy nakrochmalić, wyprasować, uzupełnić 
w  nim brakujące elementy, np. elementy haftu ręcznego). Przed waż-
nymi wydarzeniami fartuchy są gotowane w proszku, gdy pożółkły (nie 
można ich prać ręcznie, gdyż osłabia się materiał), po wyschnięciu wymo-
czone w krochmalu, płukane, po wyschnięciu kropione, zwinięte w rulon 
i  odstawione na 2 godziny, następnie prasowane ciężkim żelazkiem po 
lewej stronie dla efektu haftu ręcznego, odpowiednio marszczone, wyrów-
nywane, a na koniec strój przykryty zostaje lekką tkaniną, chroniącą go 
przed zabrudzeniami i  uszkodzeniami, i  jest wieszany pod sufitem. Po 
uroczystościach bluzki i fartuchy są moczone, by usunąć z nich krochmal, 
i suszone. W oczekiwaniu na kolejne okazje i uroczystości strój jest prze-
chowywany w szafie. Bluzki odkłada się luźno na półkę bez prasowania 
i bez układania, aby nie powstały na nich zagięcia. Na podkreślenie zasłu-
guje wspólna dbałość o wygląd stroju, jest on bowiem ważnym elemen-
tem medialnym, wizerunkowym (nie może być niewyprasowany, niewy-
krochmalony czy mieć zagięcia). Ta pieczołowita pielęgnacja ma sprawić, 
że strój ludowy będzie jeszcze służyć niezniszczony kolejnym pokole-
niom. Jak podkreślały członkinie KGW w Komborni, strój jest dla nich 
bardzo cenny nie tylko ze względu na dużą wartość materialną, ale przede 
wszystkim na fakt, że jest to element ich kultury. Jest czymś wyjątkowym, 
czymś, co wyróżnia tę kulturę od innych kultur i regionów; jest pamiątką, 
eksponatem, wspomnieniem dawnych czasów, symbolem przynależności 
do regionu i lokalnej kultury; wyraża szacunek dla regionu, jest ozdobą 
Komborni, tradycją rodzinną („mamusia chodziła w stroju jako swaszka 
na wesela”).

Panie zakładające komborski strój ludowy wskazały na trud związany 
z pozyskiwaniem oryginalnego stroju, a zwłaszcza niektórych jego ory-
ginalnych komponentów. Respondentki zgodnie podkreślały, że bardzo 
zależy im na tym, aby elementy stroju komborskiego były pierwotne, ory-
ginalne, a te niestety wraz z upływem lat ulegają zniszczeniu i nie można 
ich dokupić. Stąd stroje komborskie są pozyskiwane od osób, które już ich 
nie noszą, a brakujące czy uszkodzone elementy strojów uzupełnia się, 
czy reperuje przy użyciu komponentów pochodzących z innych niekom-
pletnych oryginałów. 

Wysiłek włożony w odnawianie i pielęgnowanie stroju (naprawa haf-
tów, tkaniny) zdecydowanie się opłaca, gdyż doświadczenia związane 
z  ubieraniem i  noszeniem stroju są, zdaniem respondentek, wyjątkowe 
i niepowtarzalne. Należy podkreślić, że mimo iż strój zakłada się z tru-
dem, a jego noszenie wymaga wytrzymałości, sił i kondycji podczas trwa-
jących wiele godzin uroczystości, to jednak, jak podkreśla przewodnicząca 
Koła Gospodyń Wiejskich w Komborni:



Wokół stroju w kulturze – Kultura regionalna

300

perspektywy kultury /
perspectives on culture
No. 43 (4,2/2023) 

warto przeżyć i doświadczyć radości z noszenia stroju. To nic, że z tru-
dem samemu się go ubiera, że trzeba wiele godzin stać podczas uroczy-
stości, bo nie można po założeniu stroju np. usiąść, by nie zmarszczyć 
długo prasowanego fartucha czy bluzki. Noszenie go wynagradza nam 
wszystkie trudy. Ludzie są zachwyceni i dumni z naszego stroju, cieszą się 
nim wszyscy, utożsamiają się z nim. Mają do niego ogromny szacunek. To 
zaszczyt nosić ten strój. On jest dla mnie wszystkim 17.

Odpowiedzi na pytanie skierowane do członkiń KGW na temat 
postrzegania zaangażowania osób noszących strój wykazały, że rodzina, 
najbliżsi aprobują te wysiłki, wyrażają szacunek i  podziw dla stroju, 
pomagają przed uroczystościami w jego zakładaniu i cieszą się, że ta tra-
dycja jest kultywowana. 

Na walory komborskiego stroju ludowego zwraca również uwagę sołtys 
wsi Kombornia Jan Wawrzkowicz. Sołtys wsi jest reprezentantem miesz-
kańców oraz „łącznikiem” między społecznością wiejską a  władzą wyż-
szego szczebla (Matysiak, 2013, s. 191–195). Zdaniem Jana Wawrzkowicza.

strój jest piękny, dobrze utrzymany, pięknie wyszywany, z tradycją, noszony 
od 1924 r. Jak zapisano w Kronice Koła Gospodyń Wiejskich w Komborni, 
ma prawie 100 lat, nie dorównują mu inne stroje, nie należy go zmieniać, 
bo jest bardzo dobrze utrzymany. Ludzie są bardzo zadowoleni, że jest 
w takim dobrym stanie, że te stroje są pielęgnowane przez Panie z KGW 
i że członkinie Koła Gospodyń Wiejskich w Komborni poważnie mogą 
w  nich konkurować z  innymi członkiniami kół noszącymi inne stroje. 
Nie ma się czego wstydzić, inne stroje mu nie dorównują. Strój wzbu-
dza zachwyt, jest bardzo poważany i ważny dla społeczności związanej 
z naszym regionem. Strój wiąże się z  tradycją. To ważny aspekt naszej 
kultury, jest wyznacznikiem, symbolem. Panie z  Koła Gospodyń Wiej-
skich [w Komborni] wielokrotnie konkurowały z innymi kołami, ale nasz 
strój był i jest najładniejszy 18. 

Sołtys Komborni z  przekonaniem wskazuje na potrzebę kultywowa-
nia stroju komborskiego, jednocześnie podkreślając, aby nic w  nim nie 
zmieniać:

należy kultywować tradycję noszenia stroju, jest to ważne z wielu wzglę-
dów. Mieszkańcom Komborni strój ludowy bardzo się podoba i popierają 

17	 Wypowiedź Przewodniczącej KGW w Komborni Zofii Kosztyły udzielona dr Beacie Sufie we 
wrześniu 2022 r.

18	 Wypowiedź sołtysa wsi Kombornia Jana Wawrzkowicza, udzielona dr Beacie Sufie we wrześ-
niu 2022 r.
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wszelkie działania i inicjatywy z nim związane. Bardzo się cieszę, że mło-
dym strój komborski także się podoba 19. 

Jan Wawrzkowicz dostrzega również potrzebę dbałości o  strój 
i  jednocześnie podkreśla, że strój komborski jest pielęgnowany przez 
członkinie Koła Gospodyń Wiejskich w Komborni w najlepszy możliwy 
sposób. Zaznacza przy tym, że noszenie stroju jest wyzwaniem, trzeba 
w  nim nieraz kilka godzin stać na uroczystościach, żeby go nie uszko-
dzić, jest dużo obowiązków związanych z  jego zakładaniem i  nosze-
niem i wymaga to wiele wysiłku i zaangażowania. Sołtys wsi Kombornia 
jest bardzo przychylny wszystkim działaniom i inicjatywom związanym 
z kultywowaniem stroju i tradycji i wspomaga członkinie Koła Gospodyń 
Wiejskich z Komborni w organizacji i realizacji równych przedsięwzięć. 

Niestety z wypowiedzi członkiń z KGW wynika, że tradycja noszenia 
stroju zanika. Młode kobiety nie są zainteresowane jego noszeniem. Jest to 
dla nich uciążliwe, męczące, czasami przynoszące wstyd, nie mają czasu 
na uczestniczenie w  uroczystych wydarzeniach. Młode osoby dostrze-
gają zbyt dużo obowiązków związanych z pielęgnacją stroju i problemy 
z jego przechowywaniem (mają obawy, że mogłyby uszkodzić strój, a jest 
on dla nich bardzo cenny). Nie chcą również angażować się w działalność 
Koła Gospodyń Wiejskich, gdyż jest to ich zdaniem zbyt czasochłonne, 
wymaga wysiłku i systematyczności.

Zdaniem prof. dr. hab. Kazimierza Szmyda z Państwowej Akademii 
Nauk Stosowanych w Krośnie

kultywowanie różnych form tradycji, w tym ludowych, wiejskiego folkloru 
jest obecnie trudne. Głównie wiejskość została dramatycznie „wyorana” 
w zderzeniu z rewolucją technologiczną, komercją gospodarczą i ogólnie 
ponowoczesną zmianą myślenia, stosunku do wiedzy i jej wartości, także 
o własnych korzeniach kulturowych, genealogii, etnicznej i antropologii 
kulturowej. Do tego przyczynił się relatywizm obyczajowy, norm etycz-
nych, estetycznych w egocentrycznym życiu społecznym. Zapomina się 
o swoim zakorzenieniu i źródłach swojej tożsamości „w płynącej rzeczy-
wistości postmodernistycznej.

Natomiast

kultywowanie tych wymienionych i innych jeszcze tego rodzaju znaczeń 
tradycji w tym schemacie „rozpędzonego” świata odrzuca się, często bez-
myślnie, bez świadomości, co tracimy. To zjawisko nasiliło się od połowy 

19	 Jw.
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lat 80., przechodząc różne fale w  środowisku młodzieżowym, później, 
czyli obecnie także dotyczy społeczności ludzi starszych 20.

Postępującemu procesowi zacierania różnic kulturowych pomiędzy 
wsią a miastem po 1980 r. sprzyjały: oświata, popularyzacja czytelnictwa, 
prasa, radio i telewizja, pod których wpływem stopniowo postępował, jak 
zauważa Małgorzata Machałek:

proces porzucenia kultury ludowej na rzecz miejskiego stylu życia reali-
zowanego w warunkach wiejskich. Tradycyjna kultura ludowa, zwyczaje 
i  tradycje, choć oficjalnie uznawane za wartościowe, coraz częściej były 
kultywowane jedynie przy okazji świąt i uroczystości niż z wewnętrznej 
potrzeby mieszkańców wsi (2013, s. 79; por. Bukraba-Rylska, 2008; Styk, 
1999). 

Biorąc pod uwagę fakt, że tradycja jest nieodłącznym elementem pol-
skiej kultury, tożsamości, a nasi przodkowie wykazywali dbałość o prze-
kaz obyczajów, wiedzy, wartości z  pokolenia na pokolenie, namysł nad 
zagadnieniami kultywowania tradycji i ludowości jest nie tylko potrzebny, 
lecz także wymaga praktycznych rozwiązań.

Kultywując tradycję noszenia stroju, należy ukazywać bogactwo jego 
zdobnictwa (haftów, kolorystyki, faktury, form) i  uczyć jego tworze-
nia, zapoznawać z historią regionu, dawnymi zwyczajami i obyczajami. 
Wspólne spędzanie czasu, dyskusje podczas organizowanych przez panie 
z  Koła Gospodyń Wiejskich w  Komborni spotkań, warsztatów i  pikni-
ków mogą zaowocować integracją pokoleń. Wykonywanie ozdób, pozna-
wanie wytworów sztuki ludowej, pieśni, przyśpiewek, tańców ludowych, 
rodzimych zwyczajów, obyczajów, rytuałów umacnia wzajemne więzi, 
integruje społeczność lokalną, ukazuje bogactwo różnorodności danego 
regionu, rozwija patriotyzm, a młode pokolenia wprowadza w świat war-
tości, kultury, pielęgnowany przez naszych przodków. Odkrywanie kom-
borskiego stroju ludowego i tradycji z nim związanych może stać się bazą 
do poznawania własnego regionu, ale także innych regionów nie tylko 
z nim sąsiadujących, może również prowadzić do kształtowania postaw 
tolerancji wobec grup odmiennych kulturowo, otwarcia się na inne spo-
łeczności (Michalewska, 1997, s. 120).

W dobie wszechobecnej komputeryzacji, szumu informacyjnego 
należy zaoferować młodym ludziom lepszą alternatywę niż samotne spę-
dzanie czasu w  wirtualnym świecie. Zauważany coraz bardziej powrót 

20	 Wypowiedź pisemna prof. dr. hab. Kazimierza Szmyda z Państwowej Akademii Nauk Stoso-
wanych w Krośnie udzielona mgr Bernadecie Kosztyle we wrześniu 2022 r.
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do „korzeni” niewątpliwie może inspirować do podejmowania twórczych 
działań w  zakresie treści związanych z  edukacją regionalną. Popular-
ność zyskują warsztaty rękodzieła ludowego, podczas których uczestnicy 
mogą nie tylko posiąść wiedzę na temat kultury i zwyczajów, ale również 
tworzyć. 

Należy podkreślić, że kształtowanie tożsamości regionalnej wymaga 
podejmowania zarówno w szkole, jak i w rodzinie takich działań, które 
umożliwią dzieciom poznanie, jak należy obcować z  dobrami kultury 
regionalnej, i  ukażą nie tylko nierozerwalny związek człowieka z  kul-
turą regionalną, jak również sens podejmowania przedsięwzięć na rzecz 
wspólnoty regionalnej. Przybliżanie dziedzictwa kulturowego regionu 
dzieciom i  młodzieży, jak wskazuje Stanisława Trebunia-Staszel (2005, 
s. 12), „może okazać się jedną z ważniejszych dróg kształtowania osobo-
wości młodego człowieka, jego wrażliwości i kreatywności”. 

Podsumowanie

Na podstawie zgromadzonego materiału empirycznego można zauważyć, 
że rozmówcy dostrzegają potrzebę kultywowania komborskiego stroju 
ludowego i  tradycji komborskich, kierując się pobudkami kulturowo-
-poznawczymi, aplikacyjnymi, jak również emocjonalnymi. Nie wszyscy 
jednak angażują się w ten proces. Jak zauważa K. Szmyd: 

Nie wszyscy jednak dostrzegają „żywotne” miejsca i sposoby ich prezen-
towania w kulturalnej, obyczajowej, czy społecznej przestrzeni życia wiej-
skiego, gminnej i  szerszej, pokrewnej „wspólnoty” kulturowych korzeni 
owych „żywiołów” etnicznych, językowych i zwyczaju. Trudno je rozwi-
jać wobec ofensywy modeli kulturowych spółczesności, które unicestwiają 
tradycje wiejskie i  wiejskości, we wszystkich jej dziedzinach, w  niemal 
każdej, nawet najmniejszej i odległej miejscowości 21.

Można jednak przyjąć, że jest to zadanie współczesnych, by tak pieczo-
łowicie chronione wartości przez naszych przodków były przekazywane 
młodym pokoleniom i wspierały ich wszechstronny rozwój. Należy pod-
kreślić, że tradycja to pewnego rodzaju nauka szacunku i poszanowania 
dla różnych norm. Brak przywiązania do tradycji i czerpania z jej dorobku 
prowadzi do zatracenia tożsamości narodowej. Warto podkreślić, że w cza-
sach, w których postępuje proces unifikacji tożsamości młodego pokolenia 

21	 Wypowiedź pisemna prof. dr. hab. Kazimierza Szmyda z Państwowej Akademii Nauk Stoso-
wanych w Krośnie udzielona mgr Bernadecie Kosztyle we wrześniu 2022 r.
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nastolatków, powstaje kategoria „globalnego nastolatka”, którego tożsa-
mość jest w zdecydowanie mniejszym zakresie kształtowana przez war-
tości narodowe i państwowe, a w większym przez kulturę popularną oraz 
ideologię konsumpcji. Można tu mówić, jak zauważają Agnieszka Sucho-
cka i Iwona Królikowska „o zjawisku tzw. «tożsamości do wynajęcia», bez 
zakorzenienia, umocowania poczucia przynależności, wszędzie i nigdzie 
«u siebie»” oraz „tożsamości typu insert” (2014, s. 73–74). 
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Serbołużycki strój dziecięcy parafii Slepo. 
Odrębność stroju ludowego, jego symbolika i znaczenie

S treszczenie         

Artykuł skupia się na jednej z cech wyróżniających parafię Slepo, która jako 
jedyny region Łużyc wykształciła dla dzieci odrębny od wzoru przeznaczo-
nego dla dorosłych ludowy świąteczny strój dziecięcy. Celem artykułu jest 
analiza symboliki stroju dziecięcego z  regionu Slepo i  zwrócenie uwagi na 
unikalność na tle strojów Serbołużyczan. W badaniu etnograficznym zasto-
sowano wywiad etnograficzny i  obserwację oraz metodę analizy dokumen-
tów (źródeł pierwotnych i  wtórnych) pozwalających na wgląd w  stan wie-
dzy w rozpoznaniu pola badań. Tekst stanowi kulturoznawczą refleksję nad 
obecnością świątecznego stroju dziecięcego w dawnej i współczesnej kulturze 
Serbołużyczan. W artykule za istotne uznano również rozpoznanie uwarun-
kowań zaniku świątecznych dziecięcych strojów ludowych oraz możliwości 
ich rewitalizacji w nowoczesnym świecie. Cel wyznaczył strukturę artykułu, 
który podejmuje analizy uwarunkowań odrębności dziecięcego stroju Slepo, 
wyjaśnia jego symbolikę i w końcowej części podejmuje dyskusję nad zjawi-
skiem zaniku strojów ludowych i szansą na ich przywrócenie w regionie.

S Ł O WA  K LU C Z E : 	 Łużyce Środkowe, Slepo, strój ludowy, świąteczny 
ludowy strój dziecięcy, tradycja
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A B S T RAC T

Sorbian Children’s Costume of the Parish of Slepo. The Distinctiveness of 
Folk Costume, Its Symbolism and Meaning

The article focuses on a feature distinguishing the Slepo parish which, as the 
only region in Lusatia, developed a  children’s festive folk costume separate 
from the design for adults. The aim of the article is an analysis of the symbol-
ism of the Slepo region’s children’s costume and to point out its unique char-
acter when compared to other Sorbian costumes. During the research, ethno-
graphic interview was used alongside observation and the document (primary 
and secondary sources) analysis method. The documentation allowed for an 
insight into the state of knowledge regarding the recognition of the research 
area. The article delivers a cultural reflection about the existence of the chil-
dren’s costume in the past and current culture of the Sorbs. Additionally, the 
conditions of disappearance of festive folk children’s costumes are considered 
as important, on top of the possibility of their revitalization in the modern 
world. These goals dictated the structure of the article which involves an anal-
ysis of the unique children’s costume from Slepo, explains its symbolism and, 
in the final sections, discusses the phenomenon of the disappearance of folk 
costumes and the potential of their return in the region.

K E Y W O R D S :  	Central Lusatia, Slepo, folk costume, children’s festive folk 
costume, tradition

Strój ludowy jest opowieścią o  użytkowniku  – człowieku, o  jego pozy-
cji społecznej, określonych możliwościach ekonomicznych i  poczuciu 
estetyki. Stanowi swoisty rodzaj autoprezentacji. Sposób zamanifestowa-
nia bogactwa, ekonomicznej niezależności, pozycji społecznej, dbałości 
o estetykę, pracowitości, ale też dokładności i zręczności. Musiał być uży-
teczny, dlatego stanowił przede wszystkim ubiór, nie kostium. Zaspoka-
jał potrzebę – czy wręcz konieczność – identyfikacji z grupą i podkreślał 
więź łączącą jednostki z lokalną społecznością. Podobnie jak odzież wyż-
szych warstw społecznych strój ludowy ulegał modom, choć ze względów 
ekonomicznych i konserwatyzmu wsi fazy mody trwały dawniej znacznie 
dłużej niż współcześnie (Kunecka). Strój ludowy stanowił ważny przekaz 
kultury materialnej – zauważalny natychmiast. Jego ogląd wskazywał gra-
nice statusu we wspólnocie (Keller i Scholze-Irrlitz, 2009). Po ubiorze roz-
poznawano, kto należy do swoich, a kto do obcych, a także z jakiej części 
kraju przybył, ile ma lat, zaś w przypadku kobiet – czy jest stanu wolnego, 
zamężna, czy też jest wdową (Hermanowicz-Nowak, 1984).

Stroje ludowe są kopalnią informacji o  jednostce i o grupie społecz-
nej, do której przynależy. Na ich bogatym i  niezwykle zróżnicowanym 
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polu wyróżniają się dziecięce stroje Slepo – odrębne i nieprzypominające 
strojów dorosłych, które wykształciły się na niewielkim terenie tzw. Łużyc 
Środkowych w Niemczech. Stanowią rzadkość na tle innych kultur i kra-
jów w Europie. Badacze przedmiotu zwracają uwagę, że specyfika i zna-
czenie strojów dziecięcych nie została jeszcze dokładnie zbadana. Wyraź-
nie podkreśla to Joanna Minksztym, nawiązując do sytuacji na terenach 
Polski: 

Problematyka dziecięcych ubiorów ludowych jest nadal słabo rozeznana 
i  stanowić mogłaby ciekawy problem badawczy. Tym bardziej, że tylko 
w  niektórych strojach regionalnych w  Polsce wykształciły się odrębne, 
typowo dziecięce elementy ubioru, nie będące pomniejszonymi kopiami 
ubiorów dorosłych (2013, s. 65).

Celem artykułu jest analiza symboliki stroju dziecięcego z  regionu 
Slepo i zwrócenie uwagi na unikalność na tle strojów Serbołużyczan. Tym 
samym tekst stanowi kulturoznawczą refleksję nad obecnością stroju dzie-
cięcego w  dawnej i  współczesnej kulturze Serbołużyczan. W  podjętych 
analizach równie ważna jak analiza stroju jest rozpoznanie uwarunko-
wań zaniku dziecięcych strojów ludowych na Łużycach Środkowych oraz 
możliwości rewitalizacji strojów w nowoczesnym świecie. 

Parafia Slepo – między Łużycami Dolnymi i Górnymi 

Ludność parafii Slepo należy do słowiańskiego narodu Serbołużyczan, 
który w Niemczech zamieszkuje w trzech regionach geograficzno-histo-
rycznych oraz dwóch krajach związkowych: Saksonii i  Brandenburgii. 
Tereny te stanowią z  perspektywy historycznej tak zwany serbołużycki, 
tradycyjny obszar osiedlenia. Język oraz kultura Serbów serbołużyckich 
są chronione zarówno Ustawą Zasadniczą Republiki Federalnej Nie-
miec, jak i  konstytucjami Saksonii (Verfassung des Freistaates Sachsen, 
1992) i  Brandenburgii (Konstytucja Kraju Związkowego Brandenbur-
gia, 1992), co zapewnia im prawo komunikowania się w swoich językach 
w życiu publicznym oraz prawo pielęgnowania i rozwijania tradycji i kul-
tury. Szczególne prawa wynikają z  faktu, iż Serbołużyczanie stanowią 
jedną z  czterech uznanych prawnie mniejszości narodowych w  Niem-
czech (Bundesministerium des Innern, für Bau und Heimat, Nationale 
Minderheiten in Deutschland). W wyniku historycznych uwarunkowań 
doszło do podziału terytorialnego, który był wynikiem kulturowej i języ-
kowej dyferencjacji Serbołużyczan na: region Górnych Łużyc (katolickich 
i ewangelickich) oraz region Dolnych Łużyc (ewangelickich). Pomiędzy 
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nimi usytuowany jest region Łużyc Środkowych – region Slepo (Weiss-
brot-Koziarska, Nowosad i Michniuk, 2023).

Slepo/Slěpe (niem. Schleife) 1 jako region Łużyc Środkowych jest 
obszarem w Saksonii (Niemcy), do którego oprócz samego Slepo należy 
siedem wiosek: Groß Düben, Halbendorf, Mulkwitz, Mühlrose, Rohne, 
Schleife, Trebendorf (Hantscho, 1995). Slepo jest także siedzibą wspól-
noty administracyjnej i parafią, stąd często używana nazwa: parafia Slepo. 
Wyodrębnienie Łużyc Środkowych nastąpiło z powodu odrębności kul-
tury i własnego dialektu, uważanego za narzecze pośrednie między języ-
kiem górno- i  dolnołużyckim (Sprachführer Schleifer Sorbisch, 2020). 
Jednak najważniejszą cechą wyróżniającą Slepo z obszarów zamieszka-
łych przez Serbołużyczan jest wykształcenie unikalnego stroju dziecię-
cego, odrębnego dla dziewczynek i  chłopców, dla dzieci młodszych (do 
trzeciego roku życia) i dzieci starszych (od czwartego roku życia). Inną 
wartą zauważenia kwestią jest użytkowanie stroju dziecięcego stroju ludo-
wego jeszcze w latach 30. XX. W naukowym rozpoznaniu ważny jest jesz-
cze inny fakt, mianowicie iż wszystkie elementy ludowych strojów dzie-
cięcych Slepo zachowały się po dziś dzień, co w znacznej mierze ułatwia 
prowadzenie badań etnograficznych i stanowi wiarygodny dokument nie-
powtarzalności tego niewielkiego regionu. 

Odrębność i wyjątkowość stroju Slepo w skali Łużyc

Każda społeczność dzieliła czas na codzienny i  świąteczny, podobnie 
Slepo. Codzienny strój dziecięcy w  Slepo nie był niczym wyjątkowym, 
wyglądał bardzo podobnie jak w pozostałych regionach Łużyc. Zgodnie 
z przyjętym zwyczajem dzieci do osiągnięcia pewnego wieku – najczęściej 
do czasu pójścia do szkoły – ubierano latem w lnianą długą koszulkę do 
kostek lub lnianą koszulkę bez ramion i spodnie (Balke i Lange, 2002). Na 
głowie zawiązywano chusteczkę, czasem, w upalne dni, chłopcom wkła-
dano kapelusz słomkowy jako ochronę przed słońcem (Nawka, 1979). 
Zimą natomiast dzieci nosiły najczęściej ubrania z wełny i  lnu; dziew-
częta sukienki, fartuszki i  rajstopy, chłopcy spodnie i  kożuchy (Balke 
i Lange, 2002). 

W regionie Slepo strój codzienny dzieci wykonywany był zazwyczaj 
z resztek materiałów, z których swoje ubrania szyli dorośli. Najważniej-
szą funkcją, jaką spełniał ten prosty i tani ubiór codzienny, była ochrona 
dziecka przed słońcem latem i przed chłodem jesienią oraz zimą (Mich-
niuk i  Kowalski, 2022). Opisany wygląd stroju znajduje potwierdzenie 

1	 Na potrzeby artykułu używana będzie nazwa Slepo. 
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zarówno w  tekstach źródłowych, jak i  w  badaniach etnograficznych, 
poczynionych przez Justynę Michniuk, która przytacza słowa Helmuta 
Kurjo (06.01.1935–14.03.2023, Bluno):

Jako mały chłopiec również nosiłem swego rodzaju sukienkę, ale bez 
czepka. Kiedy szliśmy do babci lub cioci, często wiązano nam chusteczkę 
na głowie. Sukienka była ciemnozielona albo granatowa, czasami z mate-
riału w kropki. Pamiętam, że guziki były z przodu (2022, s. 18).

Inaczej jest w przypadku strojów świątecznych. Najważniejszą cechą 
wyróżniającą parafię Slepo z  pozostałych terenów zamieszkałych przez 
Serbołużyczan jest świąteczny strój dziecięcy  – odrębny dla dziewczy-
nek i chłopców, który był noszony jeszcze w latach 30. XX wieku (Balke 
i Lange, 2002). W skali całych Łużyc wyróżniały one parafię Slepo, która 
jako jedyna wprowadziła dla dzieci własny, unikalny strój świąteczny, 
wzbogacony o  elementy niespotykane w  innych tradycyjnych ubiorach 
serbołużyckich. Wyjątkowość strojów dziecięcych wzmaga dodatkowo 
zróżnicowanie ze względu na wiek dziecka. Strój świąteczny był kosz-
towny, dlatego stanowił przedmiot dumy. Z  powodu wysokiej wartości 
materialnej był starannie chroniony oraz uważnie noszony, aby w przy-
szłości mógł posłużyć jeszcze innym pokoleniom (Kantor, 1979).

Niestety brak materiałów źródłowych utrudnia jednoznaczne wyjaś-
nienie, dlaczego akurat parafia Slepo wprowadziła odrębny świąteczny 
strój dziecięcy. Prawdopodobnego wyjaśnienia mogą dostarczać źródła 
na temat przedchrześcijańskiej religii i  wierzeń Słowian. W  nich naro-
dziny i  śmierć w biegu życia człowieka były w kulturze ludowej zjawi-
skami szczególnie zsakralizowanymi. Dwa bieguny – początku i  końca 
życia – skłaniały badaczy do przedstawiania dualności świata dzieci i osób 
starszych (Librachowa, 1934; Biegeleisen, 1927), dostępem do strefy sac-
rum (Delimata, 2004). Dziecko symbolizuje cykliczne odradzanie się, 
dobrze widoczne w noworocznych obrzędach: „Nowy Rok” – symbolika 
dziecka – przejmuje miejsce starego roku – z symboliką sędziwego starca.

Uznanie odrębności dzieci przez wiejską społeczność Slepo mogło 
być powiązane z brakiem samodzielności czy dojrzałości – uznaniem, iż 
dzieci nie są jeszcze pełnowartościowymi członkami wspólnoty. Najmłod-
sze nie mogły samodzielnie się poruszać, mówić ani mieć potomstwa. 
Z  tego powodu dziecko w  tradycji ludowej postrzegane było jako istota 
„nieokreślona” (Wisłocki, 1994). 



Wokół stroju w kulturze – Kultura regionalna

312

perspektywy kultury /
perspectives on culture
No. 43 (4,2/2023) 

Symbolika stroju dziecięcego parafii Slepo 

Próba wyjaśnienia symboliki strojów dziecięcych w Slepo może być rozpa-
trywana na kilku poziomach; specyfiki kolorystyki strojów, specyfiki ele-
mentów stroju i ich praktycznej funkcji. 

Na poziomie kolorystyki istotnym atrybutem stroju dziecięcego był 
kolor czerwony. Dominował w ubiorze małych dzieci obu płci. Był apo-
tropeionem o działaniu antydemonicznym i odwracającym wszelkie nie-
szczęścia. Wierzono, że czerwone przedmioty, a  zwłaszcza zawiązane 
tasiemki, paciorki, wstążki blokują dostęp sił demonicznych i  odwra-
cają uroki. Czerwień symbolizowała także wyjątkową, bo ambiwalentną 
sytuację dzieci, czyli ich brak przynależności do jakiegokolwiek ze zna-
nych światów; świata żywych i świata umarłych (Chenel i Simarro, 2008). 
Także tradycyjne hafty na strojach w  parafii Slepo były często wykony-
wane czerwoną nitką, co miało działać jako magia odpędzająca złe duchy 
(Lange, 1975).

Warto zauważyć, że dominacja koloru czerwonego zarówno w stroju 
dziewczęcym, jak i  chłopięcym, wynikała z  symboliki radości i  beztro-
ski dzieciństwa, przypisanej do tej barwy. Małe dzieci, aż do ukończenia 
trzeciego roku życia – zarówno dziewczynki, jak i chłopcy – nosiły czer-
woną, zwykle kraciastą sukienkę z długimi rękawami (serbołuż. kapka), 
która była ozdobiona obszyciem wąskimi kolorowymi wstążkami, jej 
rękawy czasami miały białe mankiety. Nazwa sukienki nie jest przypad-
kowa. Badacze zwracają uwagę na etymologię i wskazują na dwa moż-
liwe źródła. Pierwsze pochodzi najprawdopodobniej od serbołużyckiego 
czasownika kapaś, czyli polskiego kapać. W czasach, kiedy pieluszki nie 
były jeszcze znane, sukienka z otwartą dolną częścią była zapewne bar-
dzo praktycznym ubiorem dla małych dzieci (Gładźarnica – Die Schleifer 
Kindertracht, 2020). Drugie prawdopodobne pochodzenie nazwy kapka 
może mieć swoje źródło w  serbołużyckim rzeczowniku kapa, niemie-
ckim Kappe, który oznaczał dawniej szeroki płaszcz z kapuzą 2. Jednak, 
ze względu na funkcję, jaką odzież ta pełniła, bardziej przekonywujące 
wydaje się pierwsze źródło.

2	 W języku niemieckim Kappe oznaczało płaszcz z kapuzą, a serbołużycka kapa to współcześnie 
szerokie okrycie wierzchnie.
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Il. 1. Slepo – chłopięcy strój ludowy do trzeciego roku życia

Źródło: archiwum własne. Fot. J. Michniuk.

W przypadku kiedy strój odświętny robił się ciasny, sukienkę zwykle 
wydłużano przez wszycie dodatkowego paska materiału. Małe dziew-
czynki nosiły fartuch wiązany z tyłu w kolorze czerwonym ze śliniakiem 
(serbołuż. lack), który był ozdobiony kolorowymi wstążkami. Chłopcy 
również nosili fartuch w  tym samym kolorze i  kroju, jednak bez kolo-
rowych przyozdobień. Jeśli noszono apaszkę, krzyżowano ją pod ślinia-
kiem i wiązano z  tyłu talii. Niezbędną częścią stroju zarówno codzien-
nego, jak i odświętnego był czerwony czepek, taki sam dla dziewczynek 
i chłopców, aż do ukończenia trzeciego roku życia, co stanowi nawiąza-
nie do symboliki koloru. Pod brodą czepek był przytrzymywany prostą 
kolorową wstążką z kokardą. Latem strój nie był wzbogacony obuwiem, 
bowiem dzieci chodziły boso. Zimą dziewczynki chodziły zaś w czerwo-
nych, a chłopcy w niebieskich wełnianych pończochach i filcowych kap-
ciach, czasem także w butach (Gładźarnica – Die Schleifer Kindertracht, 
2020). Różnice płci widoczne były w kolorze fartuszka, który dla dziew-
czynek utrzymywano w  czerwonych barwach, a  także wzorze na cza-
peczce i kolorze rajstop, które również były czerwone. Chłopcy nosili za 
to fartuszek z  elementami koloru niebieskiego, niebieskie rajstopy oraz 
nieco inaczej wykończoną czapeczkę. 



Wokół stroju w kulturze – Kultura regionalna

314

perspektywy kultury /
perspectives on culture
No. 43 (4,2/2023) 

Ubiór dziecięcy podlegał zmianom i w wieku od trzech do czterech lat 
dziewczynki otrzymywały już spódniczkę gorsetową z czerwonej, koloro-
wej tkaniny wełnianej w paski. Materiał kupowano, nie był wytwarzany 
samodzielnie, zaś spódnicę obszywano kolorowymi wstążkami, warko-
czami lub plecionkami. Czasem, jeśli rodziców było stać – czarną aksa-
mitną wstążką. Fartuszek w kolorze czerwonym był już bez śliniaczka, ale 
również miał kolorowe lamówki. Dziewczynki zwykle nosiły do niego jas-
noczerwone aksamitne kaftaniki lub błękitne spencerki (krótkie kurtki). 
Jeśli z okazji świąt nie zakładały kurtki, owijały się małym szalem, czę-
sto w popularny i łatwo dostępny w tamtym czasie wzór w tzw. angielską 
kratkę, i wkładały go z przodu gorsetu. W tej grupie wiekowej czepek nad 
opaską we wzór z przeważnie czerwonych kwiatów nie miał już naszy-
tej dekoracji ze wstążki, przypuszczalnie dlatego, że kokarda pod brodą 
była teraz jej częścią, tak jak dla dorosłych. Czerwone pończochy pozo-
stały takie same. Kiedy małe dziewczynki były zabierane na wesela, zwy-
kle nosiły fartuszki z niebieskim nadrukiem, takie jak te noszone przez 
dorosłych gości weselnych (Nowak-Neumann i Nedo, 1982).

Il. 2. Slepo – strój dziewcząt od czwartego roku życia

Źródło: archiwum własne. Fot. J. Michniuk.

Strój małego chłopca od trzech do sześciu lat nie był zbyt oryginalny. 
Składał się z czarnych spodni, czarnej kamizelki i czapki, białej koszuli 
i  utrzymanej w  tonach czerwieni ozdobnej apaszki (Wolf, Lücking, 
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Nedo, 1956). Wraz z dorastaniem dziecka ubiór był coraz bardziej zbli-
żony do codziennych strojów dorosłych. Wejście w  dorosłość, a  tym 
samym otrzymanie odświętnego stroju ludowego dorosłych, wiązało się 
u młodych dziewcząt najczęściej z obrzędem bierzmowania. 

W parafii Slepo, aż do wprowadzenia tzw. mszy dla dzieci po II wojnie 
światowej, najmłodsi członkowie społeczności nie uczestniczyli w nabo-
żeństwach. Stąd nie istniały odrębne stroje dla dzieci na różne kościelne 
święta. Dopiero po otrzymaniu sakramentu bierzmowania stawały się nie-
jako pełnoprawnymi członkami wspólnoty. 

Ważnym aspektem odrębności strojów dziecięcych w  tym regio-
nie były stroje żałobne. Jest to jednak jak dotąd mało zbadane zjawisko. 
Przyjmuje się jednak, że dzieci w regionie Slepo uczestniczyły w pogrze-
bach swoich krewnych pierwszego stopnia (matki, ojca), możliwe, że 
także drugiego stopnia (np. rodzeństwa), dlatego istniały dla nich stroje 
żałobne (Schwarz – Weiß / Cerno – Běłe. Sorbische Hochzeiten im Kir-
chspiel Schleife 1902–1954. Serbske swaŕby w Slěpjańskej wósadźe 1902–
1954, 2022). Stroje te mogły się nieco różnić ze względu na okres letni 
lub zimowy oraz sam pogrzeb i  czas po nim (żałobny strój codzienny) 
(Gładźarnica – Die Schleifer Tracht, 2020). Znane opisy stroju żałobnego 
dotyczą jedynie dziewcząt (od szóstego roku życia, aż do bierzmowa-
nia), zapewne z braku podobnych przekazów czy też fotografii lub obra-
zów, dotyczących wariantu stroju żałobnego dla chłopców. Lothar Balke 
i Albrecht Lange podają, że:

(…) Także w  okresie głębokiej żałoby dziewczynki w  wieku szkolnym 
nosiły biały czepek, białą chustkę, biały fartuszek, a do tego czarne raj-
stopy oraz zieloną sukienkę spodnią, którą musiały zachować. Do tego 
ubierały czarną marynarkę zimową i niebieską apaszkę pod szyję (2002, 
s. 109).

Problem zanikania dziecięcych strojów ludowych. 
Podsumowanie

Strój ludowy, zwłaszcza świąteczny, stanowi jeden z najbardziej interesu-
jących materialnych artefaktów kultury ludowej, który poprzez pełnione 
funkcje (semiotyczną i wierzeniowo-magiczną) stał się jednocześnie istot-
nym elementem kultury duchowej – ważną częścią życia mieszkańców 
wsi, ubiorem wyjątkowo szanowanym, zakładanym w  chwilach szcze-
gólnych. Był też czytelnym komunikatem dla świata o  statusie społecz-
nym oraz lokalnej przynależności noszącego (Bogaryriew, 1988). Jed-
nak noszenie strojów ludowych przez dzieci, podobnie jak społeczność 
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dorosłych, zaczęło zanikać. Na obszarze Łużyc (badany obszar znajduje 
się w granicach Republiki Federalnej Niemiec) noszenie stroju ludowego 
zaczęło zanikać już w XIX wieku, zaś po II wojnie światowej już tylko nie-
liczne kobiety go nosiły. Jadwiga Malinkowa wskazuje na trzy główne tego 
powody: był niepraktyczny, w  miastach wyśmiewano osoby w  strojach, 
ponadto po wojnie brakowało materiałów do szycia strojów ze względu 
na ogólny brak towarów na rynku (2019). W efekcie stroje ludowe zostały 
wyparte przez dużo tańsze, praktyczniejsze i prostsze w pielęgnacji nowo-
czesne ubrania.

Współcześnie zarówno strój dziecięcy, jak i  strój dorosłych na Łuży-
cach Średnich jest obecny w przestrzeni publicznej tylko podczas specjal-
nych okazji, związanych z występami zespołów ludowych i folklorystycz-
nych. Często również symbolika stroju ludowego jest nadużywana do 
celów komercyjnych (Henschel, 1999). 

Współcześnie w  parafii Slepo dziecięcy strój ludowy został zreduko-
wany do roli stroju reprezentacyjnego na wydarzeniach folkowych lub folk-
lorystycznych. Dodatkowo promowana jest jedynie jego forma dla małych 
dziewczynek. Tymczasem strój dla małych chłopców do trzeciego roku 
życia posiada obecnie jedynie kilka rodzin. Zgodnie z informacją uzyskaną 
od pani Elviry Hantscho, jedynej krawcowej szyjącej ludowe stroje dla 
dzieci z regionu Slepo, „rodzice są często uprzedzeni do ubierania dziecka 
płci męskiej w  tradycyjną czerwoną sukienkę, niebieski fartuszek oraz 
czerwony czepek”. Warto zauważyć, że ten strój nie definiuje płci dziecka 
i jest podobny dla obu płci, co może stanowić podłoże problemu 3. 

Stroje z parafii Slepo, podobnie jak polskie stroje ludowe, zostały okro-
jone, jak opisuje Barbara Hołub (2013, s. 33): „(…) z wcześniej dominują-
cych funkcji stroju świątecznego i obrzędowego. Przetrwała jedynie funk-
cja przynależności etnograficznej nosiciela”. Dotyczy to zarówno strojów 
dorosłych, jak i strojów dziecięcych, które po II wojnie światowej całko-
wicie zniknęły z przestrzeni publicznej i zakładane są przez nielicznych 
w czasie zabaw i świąt. 

Współcześnie Serbołużycki Zespół Dziecięcy Schlepo (niem. Das Sor-
bische Kinderensemble Schleife / sorb. Serbski źiśecy ansambl Slepo z. t.) 
założony w 1983 roku kultywuje serbołużycką kulturę i serbołużyckie zwy-
czaje regionu Slepo. Zespół stara się o zachowanie serbołużyckich tańców, 
pieśni, piosenek ludowych oraz dziecięcych i oczywiście strojów dziecię-
cych (Sorbisches Kinderensemble Schleife). Stroje noszone przez dziew-
czynki w zespole to tradycyjne stroje ludowe. Ponieważ zespół składa się 
jednak z chłopców starszych niż trzy lata, nie zobaczymy w nim małych 

3	 Wywiad został przeprowadzony przez Justynę Michniuk w ramach realizowanych badań etno-
graficznych i pracy dziennikarskiej na Łużycach. 
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chłopców w kapce (Schmidchen, 2023). Wśród chłopców dominuje strój 
zmodyfikowany, miejski, składający się z czarnych spodni, białej koszuli 
oraz czerwonej chustki zawiązanej pod szyją.

Il. 3. Zmodyfikowany strój chłopięcy i ludowy dziewczęcy z serbskiego zespołu Slepo

Źródło: archiwum własne. Fot. J. Michniuk.

Analizując całokształt działań podjętych na rzecz kultury i  tradycji 
oraz utrzymania stroju z regionu Slepo, można zauważyć proces transfor-
macji stroju ludowego z symbolu wiejskości, a tym samym zacofania, do 
personifikacji nowoczesnej tożsamości. Człowiek nowoczesny – obywatel 
świata, który jednak może czuć się związany przede wszystkim z miej-
scem swojego urodzenia, ze swoją małą ojczyzną. Dzięki wiedzy i zaan-
gażowaniu oraz pracy społecznej świadomi swoich korzeni potomkowie 
Serbołużyczan mogą działać lokalnie i przekazywać dalej kulturę mate-
rialną i niematerialną swoich przodków. 
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Tradycyjny strój kobiecy – traje de flamenca i jego 
znaczenie podczas sewilskiego święta Feria de Abril

S treszczenie         

Tekst ma na celu omówienie najistotniejszych zagadnień związanych z traje 
de flamenca, tradycyjnym strojem kobiecym zakładanym podczas jednego 
z najważniejszych andaluzyjskich świąt – Ferii de Abril w Sewilli. Traje de fla-
menca to strój mający początek w romantycznej wizji andaluzyjskiej kultury, 
zanurzony w tradycji – ulega również przekształceniom. Zakładanie go przez 
kobiety to nie tylko forma budowania lokalnej tożsamości, lecz także próba 
podkreślenia kobiecej siły i dominacji.

S Ł O WA  K LU C Z E : 	 strój, traje de flamenca, Sewilla, lokalna tożsamość

A B S T RAC T

Traditional Women’s Costume  – traje de flamenca and Its Meaning 
at the Feria de Abril Festival in Seville

The text aims to discuss the most important meanings of traje de flamenca, 
a traditional women’s costume worn during one of the most important Anda-
lusian festivals  – Feria de Abril  – in Seville. Traje de flamenca is a  costume 
founded on the romantic vision of Andalusian culture, which, however, has 
also been transformed by tradition. Women wearing it is a form of building 
local identity, but also an attempt to emphasize female power and dominance.

K E Y W O R D S :  	costume, traje de flamenca, Seville, local identity

Strój to element, przez który można definiować tożsamość kulturową 
i przekazywać określone komunikaty. Aby je zdekodować, należy posiadać 
odpowiednią wiedzę na temat konkretnych znaczeń przypisywanych stro-
jowi w danej społeczności. Interesującym przykładem stroju nasyconego 
znaczeniami, będącego manifestacją tożsamości lokalnej i przywiązania 
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do miejskiej tradycji, jest kobiecy ubiór zakładany podczas sewilskiej fie-
sty Feria de Abril. 

Sewilla to stolica Andaluzji – jednej z 17 hiszpańskich wspólnot auto-
nomicznych położonych na terenie Hiszpanii. Feria de Abril to jedno 
z dwóch najważniejszych świąt obchodzonych każdego roku w tym mie-
ście. Wraz z Semana Santa – Wielkim Tygodniem, tworzy ona tak zwane 
Fiestas de la Primavera  – wiosenne święta. Fiestas de la Primavera są 
mocno zakorzenione zarówno w  andaluzyjskiej tradycji, jak i  w  kultu-
rze hiszpańskiej w ogóle (Palma Martos, Palma Martos, Martín Navarro, 
2014). Badacze uważają, że oba wiosenne święta oddają charakter sewil-
skiej społeczności i  mogą być polem do interpretacji wartości kulturo-
wych w tejże (Palma Martos, Palma Martos, Martín Navarro, 2014). Co 
roku dzięki swojej unikatowości przyciągają do Sewilli turystów z kraju 
i z zagranicy (Palma Martos, Palma Martos, Martín Navarro, 2014). Mimo 
że w pewien sposób stanowią one całość w kontekście sewilskiego kalen-
darza świątecznego, to mają odmienny charakter. Semana Santa to święto 
religijne, natomiast Feria de Abril posiada charakter czysto laicki. Niniej-
szy tekst poświęcony jest tej właśnie świeckiej celebracji, obchodzonej dwa 
tygodnie po świętach Wielkiej Nocy. W czasie trwania tygodniowej fiesty 
życie w Sewilli przenosi się do festiwalowego miasteczka (el Real de la 
Feria), co roku budowanego na rozległym terenie w dzielnicy Remedios. 

Feria de Abril odgrywa kluczową rolę w budowaniu sewilskiej wspól-
notowości. Warto w tym kontekście powiedzieć, że wpisuje się ona w to, co 
Cristina Cruces-Roldán nazywa zbiorową towarzyskością (2002), wspól-
notowym przeżywaniem czasu wolnego przez Andaluzyjczyków. Uczest-
nictwo w tym wydarzeniu to marker sewilskiej tożsamości 1. Feria de Abril 
to również element niematerialnego dziedzictwa Andaluzji i  Sewilli 
(Palma Martos, Palma Martos, Martín Navarro, 2014). Warto też zauwa-
żyć, że Feria de Abril jest najważniejszym pod względem ekonomicznym 
wydarzeniem w Sewilli, generującym w ostatnich latach około 930 milio-
nów euro dochodów (Rocha, 2023). W rekordowym 2023 roku na prze-
strzeni całego tygodnia w ferii uczestniczyło 2,2 miliona osób (Efe, 2023).

Tradycja obchodzenia Ferii de Abril została zapoczątkowana w  1847 
roku, z  inicjatywy Katalończyka Narcisa Bonaplaty i  Baska José Maríi 
de Ybarry. Początkowo wydarzenie było przede wszystkim targiem bydła 
(Romanowska, 2015). Hodowcy z Andaluzji, a później też z całej Hiszpanii 
mogli w trakcie jego trwania nawiązywać kontakty handlowe, jednocześnie 
biesiadując. Przez lata fiesta posiadała tę samą formułę  – jej uczestnicy 
oglądali wystawy bydła, brali udział w  konkursach mu  poświęconych, 

1	 Oczywiście w  Sewilli znajdziemy również zagorzałych przeciwników tego święta, którzy 
zarzucają mu, że jest swego rodzaju jarmarkiem próżności (Romanowska, 2016).



Jadwiga Romanowska – Tradycyjny strój kobiecy – traje de flamenca i jego znaczenie

323

a następnie wspólnie ucztowali i negocjowali warunki kupna i sprzedaży 
zwierząt. Wszystkim tym wydarzeniom towarzyszyła corrida (Romanow-
ska, 2015). Na przestrzeni lat wątek handlowy zaczął schodzić na drugi 
plan, by ostatecznie niemal zaniknąć 2. Współcześnie Feria de Abril to 
przede wszystkim święto mieszkańców Sewilli, którzy przez niemal cały 
tydzień oddają się zabawie, umacniając przy tym więź grupową.

Zanim omówiona zostanie rola stroju kobiecego podczas wiosen-
nego festynu, należy opisać jego przestrzeń oraz schemat całej celebracji. 
Jak już wcześniej zauważono, Feria de Abril odbywa się w festiwalowym 
miasteczku  – Real de la Feria, które jest pewnego rodzaju symbolicz-
nym odzwierciedleniem Sewilli 3. Warto przy tej okazji wspomnieć, że na 
tym terenie brak jest punktu centralnego czy też sceny. Jedynym takim 
miejscem jest budowana co roku według nowego projektu spektaku-
larna, czterdziestometrowa brama  – główne wejście na teren festiwalo-
wego miasteczka – Portada de la Feria, której projekt co roku nawiązuje 
do sewilskiej bądź andaluzyjskiej tradycji (Romanowska, 2023). Do Real 
de la Feria przylega Calle del Infierno (Piekielna Ulica) – sporych roz-
miarów park rozrywki. Przestrzeń ferii wyznaczają swego rodzaju ulice 
(calles), noszące nazwy najsłynniejszych toreadorów. Przy nich stawiane 
są duże namioty – casetas, w których odbywa się zabawa. Odwiedzający 
ferię mają możliwość spacerowania ulicami Real de la Feria bądź prze-
bywania w  casetas, jednak to casetas stanowią podstawowe miejsca cele-
bracji. W  2023 roku w  festiwalowym miasteczku stanęły 1053 namioty 
(Pérez, 2023) 4. Casetas posiadają określoną przepisami formę, a ich wnę-
trze urządzane jest według powtarzającego się schematu. Mogą wystę-
pować w  dwóch wariantach kolorystycznych  – w  zielono-białe i  czer-
wono-białe pasy. W  środku znajduje się zaplecze gastronomiczne oraz 
tak zwane parte noble  – ozdobione tradycyjnymi andaluzyjskim moty-
wami miejsce przeznaczone do posiłków, rozmów i zabawy / tańca. Case-
tas można podzielić na prywatne i publiczne. I  choć Feria de Abril jest 
świętem mieszkańców Sewilli, to biorą w niej udział także turyści. Jest ich 
stosunkowo niewielu, jednakże z roku na rok coraz więcej 5. W 2023 roku 

2	 Rzecz jasna, do tej pory podczas imprezy spotykają się przedsiębiorcy, którzy traktują ją jako 
pretekst do nawiązywania kontaktów biznesowych.

3	 Całość miasteczka zajmuje powierzchnię 275 000 m² (Pérez, 2023).
4	 Przy tej okazji należy zauważyć, że ze względu na ograniczenia przestrzenne niezwykle 

trudno jest zarejestrować każdy kolejny namiot. W 2022 roku na liście oczekujących było 1186 
zgłoszeń. Najdłużej oczekujące zgłoszenie czekało na pozytywne rozpatrzenie 22 lata (R. V., 
2022).

5	 Namioty publiczne są dostępne dla wszystkich odwiedzających ferię. Do casetas privadas wstęp 
mają tylko osoby opłacające przez cały rok abonament oraz ich goście. Turyści w  związku 
z tym mają dostęp jedynie do casetas publicas. Najwięksi tradycjonaliści nie uznają publicznych 



Wokół stroju w kulturze – Kultura regionalna

324

perspektywy kultury /
perspectives on culture
No. 43 (4,2/2023) 

postawiono 15 namiotów publicznych. Casetas zazwyczaj przynależą do 
rodzin, grup przyjaciół, firm, a  także do partii politycznych i  różnego 
rodzaju organizacji. Przez cały rok osoby i  jednostki organizacyjne sku-
pione wokół danej caseta opłacają składki, z  których utrzymywane są 
namioty. Aby wejść do prywatnego namiotu, należy zostać zaproszonym 
albo być członkiem grupy, która go opłaca. W  związku z  tym feria ma 
w dużym stopniu charakter ekskluzywny. W trakcie trwania święta prakty-
kuje się odwiedziny w casetas należących do przyjaciół i rodziny 6. Festiwa-
lowe życie skupia się na wspólnej zabawie i posiłkach w postaci przekąsek 
(tapas) 7, spacerach i odwiedzinach w zaprzyjaźnionych casetas. Obchody 
Feria de Abril mają stały schemat, który od 2018 roku przedstawia się 
następująco: impreza rozpoczyna się w sobotę od noche / cena de pescaito – 
uroczystych kolacji poprzedzających otwarcie właściwej imprezy. Kola-
cje odbywają się w poszczególnych namiotach. Aby w nich uczestniczyć, 
konieczne jest posiadanie zaproszenia. Podczas kolacji je się zazwyczaj 
owoce morza smażone w głębokim oleju – czyli tak zwane pescaito frito. 
O północy z niedzieli na poniedziałek ma miejsce alumbrao – uroczysta 
oficjalna publiczna inauguracja fiesty z udziałem przedstawicieli Urzędu 
Miasta i sewilskich celebrytów. Podczas alumbrao zapalane są lampki na 
bramie prowadzącej na teren ferii oraz wszystkie światła oświetlające 
teren festiwalowy. Całość imprezy wieńczy sobotni pokaz sztucznych 
ogni. Codziennie między poniedziałkiem a sobotą obowiązuje podobny 
rytuał świętowania – uczestnicy schodzą się na teren festiwalu około 13.00 
i  zostają hasta el cuerpo aguante  – dopóki ciało wytrzyma. Około 15.00 
zazwyczaj je się obiad, a o 22.00 kolację, choć przez cały dzień w case-
tas można zamawiać drobne przekąski. Również każdego dnia o 18.00 na 
sewilskiej arenie walk byków (Plaza de Toros de la Real Maestranza de 
Caballería de Sevilla) odbywa się corrida. Impreza kończy się codziennie 
około godziny 2.00 w nocy. Dla urozmaicenia, ale też podniesienia pre-
stiżu w wielu casetas zatrudniane są zespoły grające flamenco i muzykę 
popularną. Istotnym elementem celebracji kwietniowego festynu są także 
przejażdżki konne i  przejażdżki dorożkami po terenie Real de la Feria 
(paseo de caballos y enganches) (Romanowska, 2015). Przejażdżki to okazja, 
by zrobić rekonesans na całym festiwalowym terenie, ale przede wszystkim 

namiotów jako miejsc godnych odwiedzenia. Feria de Abril jest paradoksalnie w  pewnym 
stopniu świętem zamkniętym na turystów, którzy niejednokrotnie mogą jedynie obserwować 
z zewnątrz, co dzieje się w namiotach prywatnych (Romanowska, 2015).

6	 Jako że namioty zazwyczaj nie są zbyt dużych rozmiarów, część zabawy przenosi się przed 
casetas, co pozwala wchodzić w relacje i uczestniczyć w zabawie osobom bez zaproszenia.

7	 Najbardziej typowymi przekąskami są: jamón  – długo dojrzewająca szynka, krokiety, owoce 
morza smażone w panierce. Najpopularniejszym napojem jest manzanilla – wytrawne wzmoc-
nione wino (sherry) wytwarzane w Sanlúcar de Barrameda i drinki na jego bazie – tzw. rebujitos.
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by zaprezentować się innym. Wygląd, zwłaszcza kobiecy, to bowiem jeden 
z najważniejszych elementów podczas omawianego święta. Co do zasady 
wszyscy miłośnicy ferii (zarówno mężczyźni, jak i  kobiety) ubierają się 
elegancko. 

Niniejszy tekst skupia się na tradycyjnym kostiumie kobiecym zakła-
danym podczas Ferii de Abril, nazywanym: traje de flamenca, traje de fara-
laes bądź traje de gitana (Martínez, 2009) 8. W trakcie trwania święta ubiór 
ten staje się niezwykle ważnym wyznacznikiem lokalnej tożsamości, 
a  także prestiżu. Kobiety, które nie chcą zakładać tradycyjnego ubioru, 
mogą założyć strój „cywilny” – zazwyczaj elegancki/wieczorowy czy też 
koktajlowy. Bardzo źle jest widziany strój nieformalny 9.

Historia typowego dla Ferii de Abril kobiecego ubioru sięga XIX wieku 
i  jest mocno zakorzeniona w  sewilskiej kulturze miejskiej (Martínez, 
2000). Pierwsze fotografie, na których widać kobiety ubrane w  trajes de 
flamenca, datuje się na rok 1915 (Martínez, 2009). Jak już powiedziano, 
traje de flamenca / traje de faralaes / traje de gitana – to interesujący przy-
kład stroju tradycyjnego, będący jednocześnie wyrazem identyfikacji toż-
samościowej o  symbolicznym znaczeniu (Martínez, 2009). Co ciekawe, 
w zależności od kontekstu ta identyfikacja może nawiązywać do lokalno-
ści (w kontekście Andaluzji i Sewilli), ale też do hiszpańskości, gdy włą-
czona jest w jej symboliczne uniwersum skojarzeń (Martínez, 2009). Traje 
de flamenca wpisuje się w ogół stereotypowych wyobrażeń konstruowa-
nych poza Hiszpanią o niej, a dotyczących tego, co Roland Barthes okre-
śliłby jako hiszpańskość i typowy hiszpański strój. Barthes w tym kontek-
ście mówi o postrzeganiu Chin przez Francuzów:

Chiny to jedno, a  idea na ich temat, jaką jeszcze niedawno mógł sobie 
stworzyć francuski drobnomieszczanin, to drugie: dla owej szczególnej 
mieszaniny dzwoneczków, riksz i palarni opium najlepszym możliwym 
słowem jest chińskość (2000).

Stereotypowa hiszpańskość w  odniesieniu do mody zawiera w  sobie 
kobiece stroje bogate we frędzle, ozdobne grzebienie do włosów i przede 

8	 Należy wspomnieć, że poza omawianym strojem istnieje jeszcze inny typowy dla Ferii de Abril 
ubiór – tzw. traje corto de amazona – strój kobiet jeżdżących konno podczas fiesty. Mężczyźni 
zazwyczaj zakładają garnitur czy marynarkę bądź (dużo rzadziej) tradycyjny strój składający 
się z charakterystycznej krótkiej marynarki, eleganckich spodni i białej koszuli oraz kapelusza 
z szerokim rondem.

9	 W tym kontekście warto zauważyć, że przyjeżdżający na ferię turyści często łamią zasady świą-
tecznego dress code’u, choć znajdą się i tacy, którzy przywdziewają tradycyjne stroje. Turystki 
jednak łatwo wpadają w pułapkę i kupują niemodne stroje sprzed wielu sezonów, co trakto-
wane jest z pewnym pobłażaniem przez sewilki.
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wszystkim falbany (Martínez, 2009). Według Rosy Maríi Martínez traje de 
flamenca przynależy zarówno do sfery mitu, jak i rytuału (2000). Z jednej 
bowiem strony ma swoje korzenie w romantycznym micie ugruntowanym 
przez film i literaturę, z drugiej zaś realizuje się w praktyce, w rytuale Ferii 
de Abril, w którym jest on częściowo powielany, a częściowo ulega wpły-
wom współczesnej mody. To zagadnienie doskonale obrazują trzy formy 
nazewnictwa, które stosuje się w  odniesieniu do omawianego ubioru. 
Odwołując się do nich, można wyróżnić najważniejsze dla jego charakte-
rystyki wątki, które są głęboko zakorzenione w zbiorowej wyobraźni, nie-
koniecznie jednak w faktach (Martínez, 2009). 

Traje de gitana (dosłownie: strój Cyganki/Romki) to nazwa nawią-
zująca do ubioru romskich sprzedawczyń obecnych na Ferii de Abril od 
początku jej istnienia. Według tradycji Romki miały nosić bogate w fal-
bany, przyciągające uwagę kreacje, wyróżniające się na tle innych, zacho-
wawczych kobiecych ubiorów. Jak zauważa Rosa María Martínez, taki 
obraz strojów Romek, mocno odbiegający od rzeczywistości, zawdzię-
czamy relacjom romantycznych podróżników (2009). W  rzeczywistości 
bowiem kobiety romskie nosiły dużo bardziej stonowane od sewilskich 
mieszczek ubrania. Jednak w wymiarze symbolicznym za traje de gitana 
szły skojarzenia z  wolnością i  nieskrępowaniem przypisywanym Rom-
kom, które w momencie założenia traje de gitana udzielało się również 
sewilskim mieszczkom (Pit-Rivers, 2002). 

Nazwa traje de faralaes z kolei znaczy tyle co „strój z falbanami” (od 
galisyjskiego terminu farfala lub falbalá, oznaczającego falbanę) (Martínez, 
2009). W popularnym mniemaniu stroje bogate w falbany były charakte-
rystyczne dla andaluzyjskich chłopek, jednak badania wskazują, iż były 
one bardzo popularne w całej Hiszpanii na przełomie XIX i XX wieku 
(Martínez, 2000). W związku z tym znów mamy do czynienia z budowa-
niem tożsamości lokalnej opartej na jego konotacjach z andaluzyjską wsią.

Wydaje się, że najbardziej rozpowszechnioną nazwą omawianego 
kostiumu jest traje de flamenca. Nazwa ta w potocznym znaczeniu odwo-
łuje się do kultury muzycznej flamenco, będącej owocem transkulturowej 
hybrydyzacji romsko-andaluzyjskich tradycji (Martínez, 2009). Strój ten 
może być również wykorzystywany przez artystki flamenco, jednak wer-
sje trajes de flamenca przygotowywane dla tancerek są dużo wygodniejsze, 
ponieważ muszą sprawdzać się w tańcu. Warto też zauważyć, że flamenco 
to podstawowy gatunek muzyczny towarzyszący obchodom Ferii de Abril.

Traje de flamenca to strój „żywy”, w którym tradycja spotyka się z nowo-
czesnością 10. Charakterystyczny dla Ferii de Abril ubiór kobiecy może 

10	 Zainteresowanych pełną historią trajes de flamenca odsyłam do tekstów przytaczanej tu 
badaczki tego stroju Rosy Maríi Martínez. Por. R.M. Martínez (2000). El traje de flamenca: 
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występować w różnych wariantach, jest on bowiem poddawany ciągłym 
przeobrażeniom związanym z trendami w modzie (Martínez, 2009). Co 
do zasady składa się on z najczęściej długiej do ziemi sukni – „syrenki” 
(od kilku sezonów bardzo dopasowanej do ciała i podkreślającej kobiece 
kształty), bogatej w falbany przy rękawach oraz u jej dołu. Trajes de fla-
menca mogą być stonowane i jednokolorowe, ale również zdobione wie-
lokolorowymi deseniami. Na sukniach najczęściej pojawiają się bardzo 
charakterystyczne grochy i  wzory kwiatowe. Często są one także przy-
ozdabiane koronką. Aby zwiększyć objętość falban, podszywa się je dużą 
ilością materiału. Do sukni często dopinane są niewielkich rozmiarów 
trójkątne chusty bądź długie frędzle (flecos). Rzadkością są krótkie suknie, 
jednak i one są noszone podczas ferii 11. Ceny trajes de flamenca zależą od 
wielu czynników. W przypadku sukni „z sieciówki” można znaleźć stroje, 
których cena zaczyna się od 160–200 euro. Jeśli jednak ubiór szyjemy 
na miarę bądź kupujemy model ekskluzywnej marki, ceny wahają się 
w przedziale od 475–500 euro do nawet 1000 euro (Ponce, 2023). Oczy-
wiście znajdziemy też droższe propozycje. Wszystko zależy od naszego 
budżetu 12. Wiele sewilek każdego sezonu kupuje nową suknię. Niektóre 
codziennie zakładają inny strój. W  dobrym tonie jest zaprezentowa-
nie przynajmniej jednego nowego kostiumu w sezonie 13 (Romanowska, 
2015). Zdarza się, że uczestniczki ferii decydują się na nałożenie dużej, 
zazwyczaj jedwabnej chusty, która może chronić przed zimnem (man-
tón de manila / mantón de china). Warto wiedzieć, że w złym guście jest 
noszenie do sukni kurtki, swetra czy marynarki. Uzupełnieniem stroju 
jest bogata biżuteria – zazwyczaj wiszące ozdobne kolczyki (z metali szla-
chetnych bądź plastiku), peinetas  – ozdobne (często szylkretowe) grze-
byki wpinane we włosy oraz kwiaty. Podczas kwietniowego święta kobiety 
upinają włosy w kok, wsuwają w nie peinetas, a całą fryzurę wykańczają 
sztucznymi kwiatami (najczęściej są to imitacje róż, nagietków, piwonii 
lub goździków). Utrzymujące się od pewnego czasu trendy każą upinać 

una aproximación etnológica, Narria, 85–88; R.M. Martínez (2009). El traje de flamenca o la 
antropología en estado de gracia, DEMÓFILO.  Revista de Cultura Tradicional de Andalucía, 
nr 42, 105–123. R.M. Martínez. (1988). Trajes de tronío. Madrid: Planeta; R.M. Martínez (2002). 
La indumentaria flamenca. W: Historia del Flamenco, VI. Sevilla: Tartessos; R.M. Martínez. 
(2003). El traje tradicional en Andalucía. W: Proyecto Andalucía, VIII. Sevilla: Publicaciones 
Comunitarias- Hércules; R.M. Martínez (1998). La Romería del Rocío, una fiesta de la post-
modernidad, Gaceta de Antropología, nr 3.

11	 W krótkie sukienki często ubierane są małe dziewczynki.
12	 Oczywiście suknię można również wypożyczyć bądź kupić z  drugiej ręki, np. na portalu 

Vinted.
13	 Jedynym dniem ferii, kiedy nie wypada założyć traje de flamenca, jest noche de pescaito frito. 

Zastępuje się go strojem wieczorowym.
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róże na środku głowy (Romanowska, 2015). Wiele kobiet, by uzyskać 
satysfakcjonujący je wygląd, korzysta z usług salonów fryzjerskich.

Według Rosy Maríi Martínez z  traje de gitana związany jest swego 
rodzaju rytuał mający początek kilka miesięcy przed ferią (2000). Roz-
poczyna się on od wyboru odpowiedniego stroju, który bądź jest kupo-
wany w gotowej wersji do dopasowania przez krawcową, bądź szyty na 
miarę. Następnie do wybranej propozycji dobiera się dodatki (Martínez, 
2009). W  całość przygotowań zaangażowane są stylistki, ekspedientki, 
rodzina i oczywiście krawcowe. Zakup nowego stroju to zatem działanie 
kolektywne, w którym oprócz zdania kupującej liczy się opinia profesjo-
nalistek i rodziny/przyjaciółek. Traje de flamenco zakładany jest, by este-
tycznie zadowolić otoczenie. Przy tej okazji należy wspomnieć o najważ-
niejszej imprezie w świecie mody poprzedzającej Ferię de Abril. Chodzi 
o  SIMOF  – Semana Internacional de la Moda Flamenca  – Międzyna-
rodowy Tydzień Mody Flamenco 14. To podczas tego wydarzenia wyzna-
czane są trendy na dany sezon i to ono wpływa bezpośrednio na wybory 
konsumenckie uczestniczek ferii.

Warto zaznaczyć, że kobiece stroje podczas Ferii de Abril są wyznacz-
nikami prestiżu. Jak zauważa Martínez, liczba posiadanych strojów nieko-
niecznie musi być proporcjonalna do statusu społecznego. Podstawowym 
nakazem obowiązującym kobiety podczas Ferii de Abril jest sformułowa-
nie: lucir en la feria  – pokazać się, błyszczeć, wyróżnić się (Romanow-
ska, 2015) 15. Podczas ferii bowiem najważniejszym dobrem/kapitałem 
jest prestiż, nie zaś pieniądze, a  ten mierzy się w  liczbie i  efektowności 
sukien (Martínez, 2009). Prestiż może znaczyć tyle samo albo nawet wię-
cej niż pieniądze. Kobiety podczas Ferii de Abril przechadzają się, tańczą, 
konwersują oraz udają się na przejażdżki dorożkami, nieustannie będąc 
obiektami obserwacji innych kobiet i mężczyzn. W tym kontekście można 
również przytoczyć popularne powiedzenie no hay mujer fea vestida de fla-
menca – nie ma brzydkiej kobiety w traje de flamenca. Uczestnicy omawia-
nego wydarzenia są o tym głęboko przekonani (Martínez, 2009). Kobieta 
nie tylko błyszczy podczas ferii (luce en la feria), ale także sprawuje nie-
podważalną dominację. Natomiast mężczyzna, który towarzyszy „dobrze 
ubranej” kobiecie, podnosi swój prestiż społeczny (Martínez, 2009). Traje 
de flamenca posiada w  sobie głęboki semantyczny potencjał. Jest zatem 
znakiem prestiżu, dobrego gustu, ale też erotycznej władzy, którą kobieta 

14	 Oficjalna strona wydarzenia: https://simof.es/ (dostęp: 26.08.2023).
15	 Warto przy tej okazji zaznaczyć, że trajes de flamenca zakładane przez kobiety podczas Ferii de 

Abril są bardzo niewygodne. Ze względu na opinający ciało krój i wiele warstw materiału bar-
dzo trudno jest w nich usiąść bądź skorzystać z toalety. To rzeczywiście kostiumy, w których 
aspekt wizualny całkowicie dominuje nad praktycznym.
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wedle tradycji obejmuje, zakładając go (Martínez, 2009). Dawniej strój 
ten był również związany z celami matrymonialnymi. Przestrzeń casetas 
dawała możliwość niezobowiązującego flirtu na parkiecie. Dziś ten wątek 
zdaje się tracić na znaczeniu (Martínez, 2009).

Ostatnią kwestią, o  której należy wspomnieć, omawiając zagadnie-
nia feriowego ubioru, jest savoir-vivre. Wśród prawdziwych purystek ist-
nieje niepisany zbiór zasad, których należy przestrzegać podczas noszenia 
traje de flamenca. Claudia Alfaro, autorka jednego z najpopularniejszych 
i nagradzanych blogów poświęconych Ferii de Abril i jej modzie – Entre 
cirios y volantes 16, omawia najistotniejsze zasady, którymi powinna kiero-
wać się każda kobieta, chcąca uchodzić za elegancką podczas kwietnio-
wego święta (Alfaro, 2013). Do najważniejszych z nich należą następu-
jące: mając na sobie tradycyjny strój, nie należy nosić rozpuszczonych 
w nieładzie włosów ani okularów przeciwsłonecznych. Jeśli zakładamy do 
niego chustę, nie powinnyśmy przewiązywać jej w pasie. Zawsze należy 
mieć odpowiednio dobrane do stroju buty. Powinny to być espadryle na 
koturnie bądź buty na obcasach. Nie należy przesadzać z  dodatkami. 
Telefon powinien być dyskretnie ukryty w kieszeni sukni; w złym guście 
jest chowanie go za dekolt sukienki. Nosząc traje de flamenca, nie powinno 
się zakładać żadnego (poza chustą) okrycia wierzchniego. Alfaro reko-
menduje uczestniczkom ferii:

Należy pamiętać, by być flamenca wszystkim pięcioma zmysłami. Kobieta 
zakładająca traje de flamenca nie tylko «robi się na bóstwo». Jej postawa, 
ubiór, sposób chodzenia (…) musi mieć odzwierciedlenie w  jej nasta-
wieniu. Wyglądajcie pięknie, elegancko i  zmysłowo. Rzucajcie elegan-
ckie spojrzenia, gdy wychodzicie na parkiet tańczyć sevillanas 17, a przede 
wszystkim nigdy nie przestawajcie się uśmiechać. Bądźcie wyjątkowe.

Przytoczone sugestie doskonale obrazują powagę, jaka przywiązywana 
jest do traje de flamenca i jego znaczeń.

Podsumowując, tradycyjny strój zakładany przez kobiety podczas Ferii 
de Abril – traje de gitana / de faroles czy de flamenca to polisemiczny tekst 
kultury będący wyznacznikiem lokalnej tożsamości. To także tekst kul-
tury, który konstruują zasady mocno zakorzenione w lokalnych zwycza-
jach. Jako owoc romantycznej recepcji andaluzyjskiej tradycji jest połącze-
niem myślenia mitycznego i opartego na nim rytuału.

16	 https://entreciriosyvolantes.com/ (dostęp: 27.08.2023).
17	 Sevillanas to tradycyjny taniec parowy wykonywany podczas Ferii de Abril.



Wokół stroju w kulturze – Kultura regionalna

330

perspektywy kultury /
perspectives on culture
No. 43 (4,2/2023) 

Bibliografia

Alfaro, C. (2013, 10 kwietnia). Los 10 ‘No’ a  la hora de vestir de flamenca. 
Entre cirios y  volantes. Pozyskano z: https://entreciriosyvolantes.com/
como-no-vestir-de-flamenca/ (dostęp: 27.08.2023).

Barthes, R. (2000). Mitologie, tłum. A.  Dziadek. Warszawa: Wydawnictwo 
KR.

Cruces-Roldán, C. (2002). Más allá de la música. Antropología y flamenco, t. 1: 
Sociabilidad, transmisión y patrimonio. Sevilla: Signatura Ediciones.

Díaz, J. (1996). El traje en Andalucía. Estampas del s. XIX. Sevilla: Fundación 
Machado.

Efe (2023, 30 kwietnia). Sevilla cierra la Feria de Abril 2023 con récord de 
afluencia y  consumo. El Imparcial. Pozyskano z: https://www.elimpar-
cial.es/noticia/253644/sociedad/sevilla-cierra-la-feria-de-abril-2023-con-
-record-de-afluencia-y-consumo.html (dostęp: 28.08.2023).

Entre cirios y volantes, https://entreciriosyvolantes.com (dostęp: 27.08.2023).
Martínez, R.M. (1988). Trajes de tronío. Madrid: Planeta.
Martínez, R.M. (1998). La Romería del Rocío, una fiesta de la postmoderni-

dad. Gaceta de Antropología, nr 3.
Martínez, R.M. (2000). El Traje de flamenca: una aproximación etnológica. 

Narria, nr 85–88, 37–46
Martínez R.M. (2002). La indumentaria flamenca. W: Historia del Fla-

menco, VI. Sevilla: Tartessos. 
Martínez, R.M. (2003). El traje tradicional en Andalucía. W: Proyecto Anda-

lucía, VIII. Sevilla: Publicaciones Comunitarias – Hércules.
Martínez, R.M. (2009). El traje de flamenca o  la antropología en estado de 

gracia. DEMÓFILO. Revista de Cultura Tradicional de Andalucía, nr  42, 
105–123.

Palma Martos, L., Palma Martos, M.L. i Martín Navarro, J.L. (2014). La inte-
gración entre cultura y economía. El caso de las Fiestas de Primavera de 
Sevilla. Estudios de Economía Aplicada, nr 32(1), 287–308.

Pérez, R. (2023). Cuáles son las casetas gratuitas de la Feria de Sevilla 2023: 
horario y  ubicación. El Confidencial. Pozyskano z: https://www.elconfi-
dencial.com/espana/andalucia/2023-04-22/feria-abril-sevilla-casetas-gra-
tuitas-donde-ir-fiesta_3616064/ (dostęp: 26.08.2023).

Pitt-Rivers, J. (2002). Traje de luces, traje de lunares. Revista de Estudios Tau-
rinos, nr 14, 133–156.

Ponce, R. (2023). ¿Cuánto cuesta un traje de flamenca? Bulevarsur. Pozy-
skano z: https://sevilla.abc.es/estilo/bulevarsur/noticias/moda/cuantocu-
esta-un-traje-de-flamenca/ (dostęp: 28.08.2023).

R.V. (2022, 2 stycznia) Qué hacer para conseguir una caseta en la Feria de 
Abril de Sevilla y cuál es la lista de espera ABC de Sevilla. Pozyskano z: 



Jadwiga Romanowska – Tradycyjny strój kobiecy – traje de flamenca i jego znaczenie

331

https://sevilla.abc.es/sevilla/conseguir-caseta-feria-abril-sevilla-lista-
-espera -20221102223554-nts.html (dostęp: 26.08.2023).

Rocha, R. (2023, 20 marca). La Feria de Sevilla tiene un impacto económico 
de unos 930 millones de euros. Diario de Sevilla. Pozyskano z: https://
www.diariodesevilla.es/feria_de_abril/Feria-Sevilla-impacto-economico-
-millones_0_1785422673.html (dostęp: 28.08.2023).

Romanowska, J. (2015). Kolorowych jarmarków Feria. Dialog Pheniben, nr 18, 
86–93.

Semana Internacinal de la Moda Flamenca, https://simof.es/ (dostęp: 
26.08.2023).

Jadwiga Romanowska  – asystent w  Instytucie Studiów Międzykulturo-
wych UJ, doktorka nauk humanistycznych w zakresie kulturoznawstwa. 
Dyplomowana instruktorka tańca. Jej zainteresowania badawcze skupiają 
się wokół kultury Hiszpanii, tożsamości kulturowej i  tańca i  transkul-
turacji. Autorka monografii Transkulturowani, transkulturujący. Obcokra-
jowcy w  sewilskiej społeczności flamenco. Warszawa: Oficyna Wydawni-
cza ASPRA-JR 2023 i artykułów naukowych: Explanatory potential of the 
concepts of transculturation/transculturality in intercultural education. 
Kwartalnik Pedagogiczny, nr 260 (2/2021), 92–103 i Obcokrajowcy w kul-
turze flamenco: problem negocjacji tożsamości. The Polish Journal of the 
Arts and Culture. New Series, 2021, 13 (1/2021), 133–152.
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Strój chrześcijańskich kobiet z IV wieku 
w ocenie Jana Chryzostoma

S treszczenie         

Celem artykułu jest scharakteryzowanie sposobu, w  jaki Jan Chryzostom 
(ok. 347–407) przedstawia zaangażowanie chrześcijańskich kobiet w  troskę 
o wygląd zewnętrzny, przestrzegając je przed nadmiernym strojeniem się. Na 
podstawie licznych pouczeń katechety, zawartych w jego homiliach, komen-
tujących Ewangelie oraz Listy Apostolskie, zostały przedstawione argumenty 
Chryzostoma potępiające podobne zachowanie kobiet, odwołujące się do reli-
gijnego uzasadnienia, a  także zasad regulujących życie społeczne. Lektura 
przytoczonych wypowiedzi Chryzostoma, komentujących niewłaściwe postę-
powanie wierzących, jak i  konkretne zalecenia poprawy do nich skierowa-
nych, pozwalają nam na zapoznanie się z podejściem chrześcijańskich kobiet 
do kwestii stroju i szerzej – wyglądu zewnętrznego, na przykładzie wspólnoty 
chrześcijańskiej z IV wieku. 

S Ł O WA  K LU C Z E : 	 Jan Chryzostom, homilie, Antiochia, strój kobiet, 
pierwsze wieki chrześcijaństwa

A B S T RAC T

The Clothing of Christian Women in the 4th Century According to John 
Chrysostom

The aim of the article is to characterize the way in which John Chrysostom 
(ca. 347–407) presents the involvement of Christian women in caring for 
their appearance, admonishing them for excessive dressing. On the basis of 
the catechist’s numerous instructions contained in his homilies, comment-
ing on the gospels and apostolic letters, Chrysostom’s arguments are pre-
sented, condemning such behavior of women, referring to religious justifica-
tion and the principles regulating social life. Reading the quoted statements 
issued by Chrysostom, commenting on the wrong behavior of believers as well 
as specific recommendations for improvement addressed to them, allow us 
to become acquainted with the approach of Christian women to the issue of 

Sugerowane cytowanie: Grzywa, A. (2023). Strój chrześcijańskich kobiet z IV wieku w ocenie Jana 
Chryzostoma. Creative-Commons CREATIVE-COMMONS-BY Perspektywy Kultury, 4/2(43), ss. 333–347. DOI: 10.35765/pk.2023.430402.21
Nadesłano:  27 .09 .2023	 Zaakceptowano:  28 .10 .2023
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clothing and, more broadly, external appearance, on the example of the 4th-
century Christian community.

K E Y W O R D S :  	John Chrysostom, homilies, Antioch, women’s clothing, first 
centuries of Christianity

Troska o wygląd zewnętrzny charakteryzowała kobiety każdej epoki, bez 
względu na pochodzenie czy wyznawane wartości. Bez wątpienia strój 
i  towarzyszące mu dodatki posiadały także swoją wymowę i  znaczenie 
w zależności od użytego koloru i materiału, pozostając w ścisłym połą-
czeniu z kanonami obowiązującymi w związku z miejscem zamieszkania 
czy statusem społecznym.

Podobnym zaangażowaniem cechowały się chrześcijanki 1 żyjące 
w pierwszych wiekach rodzącego się Kościoła. Wśród licznych elemen-
tów zaprzątających ich umysły możemy wymienić: przygotowanie i dobór 
stroju (sukni) a także towarzyszących mu dodatków, czyli obuwia, biżu-
terii oraz kosmetyków upiększających twarz. Ponieważ jednak przyjęcie 
chrześcijaństwa oznaczało także podporządkowanie ciała sprawom ducha 
(Małunowiczówna, 1969), stąd nadmierne zaangażowanie w sprawy ciała 
wymagało interwencji duszpasterskiej.

Wprowadzenie w tematykę

W artykule podjęłam analizę podejścia pasterzy Kościoła do stroju chrześ-
cijańskich kobiet IV wieku na podstawie dostępnych relacji, zawar-
tych  w  pouczeniach wybranego przedstawiciela  – Jana Chryzostoma 
(zm. 407) 2. Nie jest on pierwszym autorem wczesnochrześcijańskim podej-
mującym to zagadnienie, w podobnym kluczu pisali już jego poprzednicy, 

1	 Temat ten z  szerszej perspektywy podejmowali już wcześniej badacze wczesnego chrześci-
jaństwa, próbując analizować przede wszystkim rolę i miejsce kobiety w rodzinie – jako żony 
i matki w perspektywie pierwszych wieków Kościoła. Na ten temat zob. m.in.: Małżeństwo, 
rodzina i  wychowanie w  nauczaniu św. Jana Chryzostoma. Materiały bibliograficzne. Vox 
Patrum 29 (2009), t.  53–54. Wśród opracowań dotyczących ściśle stroju chrześcijanek warto 
wymienić dwa, na które również powołuję się w  mojej pracy: L.  Małunowiczówna (1969). 
Strojenie się kobiet w ocenie starożytnych pisarzy chrześcijańskich. Roczniki Humanistyczne, 
t. XVII, z. 3, 95–114; C. Militello (1985). Donna e chiesa. La testimonianza di Giovanni Criso-
stomo. Palermo: Edi-Oftes, zob. zwłaszcza 197–222.

2	 Jan Chryzostom (ok. 347–407) – nazwany „Złotoustym” ze względu na swój wyjątkowy talent 
oratorski, jeden z największych kaznodziejów i pisarzy pierwszych wieków chrześcijaństwa, 
Ojciec Kościoła Wschodniego, od 386 kapłan w Antiochii, następnie od 397 biskup Konstanty-
nopola, zmarł na wygnaniu w 407 na skutek intryg dworu cesarskiego. Biografia Chryzostoma 
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m.in. Klemens Aleksandryjski (zm. 212) 3, Tertulian (zm. 240) 4, a  także 
współcześni mu autorzy, m.in. Hieronim ze Strydonu (zm. 420) 5. Zgod-
nie przestrzegali oni kobiety przed nadmiernym strojeniem się, wysuwa-
jąc liczne argumenty przeciw takiej praktyce, które, jak możemy zauwa-
żyć, podejmując analizę zagadnienia, świadczyły o  dobrej znajomości 
współczesnych im realiów oraz szczegółów organizacji życia społecznego. 

W moim opracowaniu skoncentrowałam się na poglądach Jana Chry-
zostoma, które w  sposób wyraźny oraz bogaty w  szczegóły przedstawia 
w  swoich pouczeniach, przede wszystkim w  Homiliach na Ewangelię 
według św. Mateusza 6 oraz w homiliach do Listów Apostolskich, bazują-
cych na nauce św. Pawła.

Celem artykułu jest scharakteryzowanie sposobu, w jaki duszpasterz 
opisuje zaangażowanie kobiet w  troskę o  wygląd zewnętrzny, przedsta-
wienie elementów kulturowych dotyczących kobiecego stroju, o których 
dowiadujemy się, studiując jego wypowiedzi, a  także zaprezentowanie 
argumentacji Chryzostoma przeciwko nadmiernemu strojeniu się chrześ-
cijanek. Przytoczone argumenty podzieliłam na dwie grupy: odwołują się 
one do religijnego (biblijnego) uzasadnienia, potępiającego zbyt dużą tro-
skę o ubiór i wygląd zewnętrzny, ale także do zdroworozsądkowych zasad 
regulujących życie społeczne, obowiązujących także ludzi wierzących. 
Połączenie tych dwóch elementów stanowi dowód podkreślający wyjąt-
kowy talent oratorski, jakim odznaczał się Jan Chryzostom.

Jak zostało wskazane (Szczur, 2008) kobiety mogły stanowić znaczną 
część audytorium, do którego przemawiał katecheta 7, stąd nie mogą nas 
dziwić liczne fragmenty pouczeń skierowane tylko do tej grupy. Potwierdzają 

w przekładzie na j. polski: J.N.D. Kelly (2001). Złote usta. Jan Chryzostom – asceta, kaznodzieja, 
biskup, tłum. K. Krakowczyk. Bydgoszcz: Wydawnictwo Homini.

3	 Por. Klemens Aleksandryjski (2012). Wychowawca, tłum. M. Szarmach. Toruń: Wydawnictwo 
Naukowe Uniwersytetu M. Kopernika.

4	 Por. De cultu feminarium, 1954. CCL 1, polskie tłumaczenie: Tertulian (2007). O strojeniu się 
kobiet. W: Wybór pism 3. Pisma Starochrześcijańskich Pisarzy 65. Warszawa: Wydawnictwo 
UKSW, 33–56.

5	 Por. List 54,7: „Ewangeliczna jawnogrzesznica (…) nie miała wijących się wstążek na głowie 
ani nie nosiła skrzypiących trzewików, ani oczu czarną farbą nie podmalowywała i o tyle pięk-
niejszą była, o ile była brzydka. Co robi na twarzy chrześcijanki purpura i woskowa szminka? 
Jeden z tych kolorów udaje rumieniec policzków i warg, drugi białość twarzy i szyi – ognie 
pobudzające młodzieńców, zarzewia żądz, oznaki bezwstydu. (…) Język rozbrzmiewa czy-
stością, a całe ciało zdradza bezwstyd” (Hieronim ze Strydonu, 2010, s. 40).

6	 Wygłosił je w Antiochii prawdopodobnie w latach 390–391, por. A. Baron. Wstęp. W: Jan Chry-
zostom (2000). Homilie na Ewangelię według św. Mateusza. W dalszej części tekstu stosuję skrót 
„Hom. Mt”, do innych homilii odpowiednio: „Hom. Ef ”, „Hom. Hbr” itp.

7	 Spotykamy również pogląd, że to kobiety były grupą, na której znacznie bardziej koncentrował 
się Chryzostom, uważając je za bardziej skłonne do słuchania i współpracy (por. Pasquato, 2001).
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to zarówno bezpośrednie zwroty do kobiet 8, jak i całe fragmenty homilii 
poświęcone konkretnym problemom związanym z  ich niewłaściwymi – 
zdaniem Chryzostoma  – nawykami 9. Dodatkowo możemy wyróżnić 
obrazy, w których katecheta szczególnie podkreślił kobiecy punkt widze-
nia (Maxwell, 2006), tak jak to miało miejsce np. podczas opisywania trud-
ności, jakie spotkały żonę Hioba – przy tej okazji nawiązał do problemów 
współczesnych mu kobiet (Jan Chryzostom, 2001, Hom. 1 Kor, 28,3).

Na podstawie słów Chryzostoma możemy przyjąć, iż kobiety, którym 
udzielał pouczeń, pochodziły raczej z  wyższych warstw społecznych 10, 
być może nawet arystokracji, i były dość zamożne, choć u Chryzostoma 
oznaczało to podział na grupę bogatą i  niezbyt bogatą (Szczur, 2008). 
Katecheta wyróżniał także panny, mężatki i wdowy, poświęcając im nie-
kiedy konkretne wskazania, związane ściśle z ich sytuacją życiową, naj-
częściej jednak przy podobnym zawężaniu grupy odbiorczej zwracał się 
bezpośrednio do żon.

Niebezpieczeństwa nadmiernej troski o szaty

Warto na samym początku zaznaczyć, że przestrogi na temat nadmier-
nego strojenia się kobiet znajdujemy u Chryzostoma już w katechezach 
skierowanych do katechumenów i nowo ochrzczonych 11, czyli do rozpo-
czynających swoją przygodę z  chrześcijaństwem, co potwierdzać może, 
jak ważne miejsce temat ten zajmował w naukach antiocheńskiego kate-
chety. Obok omówienia istotnych zagadnień wprowadzających w sakra-
menty oraz główne prawdy wiary, pozostawił także wskazówki o charak-
terze moralnym. Chryzostom 12 tak pouczał kobiety przygotowujące się do 
chrztu (Jan Chryzostom, 2021, katecheza 5,35, s. 118):

8	 Por. np. Jan Chryzostom, 2001, Hom. Mt 49,6, s. 81: „Słuchajcie, panny, a tym bardziej i wy, 
mężatki”.

9	 Do przykładów odwołam się w dalszej części tekstu.
10	 Antiochia czasów Chryzostoma była jednym z najbogatszych miast Cesarstwa Rzymskiego, 

metropolią o  charakterze typowego helleńskiego miasta, w  którym bardzo szybko powstała 
i rozwinęła się wspólnota chrześcijańska.

11	 W czasach posługi Jan Chryzostoma w  Antiochii (387–397) katechumenat był wciąż żywy 
i dobrze funkcjonujący jako instytucja przygotowująca do sakramentów inicjacji chrześcijań-
skiej, a tym samym do wejścia w sposób pełny do Kościoła, przeznaczony przede wszystkim dla 
dorosłych, pochodzących także z pogańskiego świata, por. L. Zapella (1998).

12	 To odwołanie do fragmentu św. Pawła (1 Tm, 2,9) pojawia się bardzo często także w homiliach 
Antiocheńczyka, w których piętnuje on zachowanie kobiet i zaleca unikanie zbytku, por. m.in. 
Hom. Mt 17,3; Hom. Mt 49,3.
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Odrzuciwszy przesadnie zaplatane włosy, złoto, perły, drogie szaty, 
zobaczmy, jak ozdobę poleca kobiecie [Paweł Apostoł], bo ta ozdoba ze 
złota i  szat, choćby ją nawet na chwilę ucieszyła, zużywa się po jakimś 
czasie. Posłuchaj słów Apostoła: ozdobą ich niech będą dobre uczynki, co 
przystoi kobietom, które chcą się ćwiczyć w pobożności 13.

W dalszej części tej samej katechezy pozostawił katechumenkom 
i nowo ochrzczonym konkretne zalecenia na temat ich sposobu postępo-
wania, m.in. apelował o  unikanie stosowania kosmetyków  – barwienia 
twarzy, przytaczając argumentację przemawiającą na niekorzyść takiego 
zachowania (Jan Chryzostom, 2021, katecheza 5,35). Jego zdaniem takie 
postępowanie dowodziło wewnętrznej słabości, a przede wszystkim było 
pozbawione sensu, ponieważ tak postępując, nie dodają nic do natural-
nej piękności ani nie są w stanie zmienić wrodzonej nieurody. To poucze-
nie na temat właściwej hierarchii wartości – sprawy ducha ponad troską 
o wygląd zewnętrzny – powracało u Chryzostoma wielokrotnie w homi-
liach skierowanych już do pełnoprawnych członków wspólnoty Kościoła.

Dlatego szczególnie ważne z  punktu widzenia Chryzostoma było 
odpowiednie zachowanie i  ubiór w  trakcie nabożeństw w  świątyni. 
Kobieta, która o tym nie pamięta, zostaje osądzona i potępiona nie tylko 
przez obserwujących ją członków wspólnoty, ale przede wszystkim przez 
Słowo Boga (Jan Chryzostom, 2001, Hom. Mt 49,3). W  konsekwencji 
takiego zasługującego na upomnienie postępowania pojawiało się kolejne 
niebezpieczeństwo – także po zakończeniu celebracji w Kościele, powra-
cając do swoich domów, zgromadzenie nie rozważa usłyszanych czytań, 
ale skupia się na zaobserwowanych pełnych przepychu strojach niewiast 
(Jan Chryzostom, 2001, Hom. Mt 89,4).

Podobny charakter miało napomnienie, aby swoim ubiorem nie roz-
praszać spotykanych mężczyzn a  tym samym nie doprowadzać ich do 
pokus i upadku (Jan Chryzostom, 2000, Hom. Mt 17,2).

Jak zaznaczył katecheta, kościół nie został zbudowany, aby kobieta 
pokazywała w  nim swoje bogactwo, ale aby odkryła bogactwo swojej 
duszy (Jan Chryzostom, 2001, Hom. Mt 49,4). Podobnie, komentując 
ewangeliczną przypowieść o uczcie (Mt 22,1–14) apelował do swoich słu-
chaczy, aby nikt na wezwanie Chrystusa nie pojawił się ubrany w brudną 
szatę, ale każdy powinien pracować nad szatą swojej duszy. Nie trzeba 
nam ubrań przeplatanych złotem, które zewnętrznie zdobiłyby ciało, 
lecz takich, które upiększają je wewnątrz (Jan Chryzostom, 2001, Hom. 
Mt 69,2).

13	 Podobnie Jan Chryzostom, 2021, katecheza 12,16, s. 199: „ Chcesz ozdobić swą twarz? Nie 
ozdabiaj jej perłami, lecz skromnością i przyzwoitością”.
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Chryzostom, nawiązując często 14 do potępianych przez Kościół (por. 
Chryzostom, 2000, Hom. Mt 37,6), choć cieszących się dużą popularnoś-
cią w Antiochii widowisk teatralnych 15, tłumaczył kobietom, że dla nich 
teatrem, dla którego powinny się stroić, tak jak jest to wymagane i zgodne 
z określonymi regułami, jest niebo, gdzie widzami stają się aniołowie (Jan 
Chryzostom, 1965, Hom. Hbr 28,5). Tym, co cieszy oglądających, jest 
odpowiedni strój noszony przez kobiety, rozumiany tutaj jako wartości 
duchowe. Jeśli nie będą go posiadać, a ich ozdobą pozostaną pełne prze-
pychu złote szaty, zostaną wyrzucone z teatru niebieskiego.

Należy jednak zaznaczyć, idąc za myślą Chryzostoma, że najważniej-
sza dla niego pozostawała zawsze intencja, która choć jest ukryta przed 
ludźmi, staje się jawna przed Bogiem (Szczur, 2008). W związku z tym 
apelował do kobiet, prosząc je o  skromność i  umiarkowanie, ponieważ 
nawet prostym ubraniem można się bardziej wystroić niż bogatym i szy-
tym na miarę strojem (Jan Chryzostom, 1995, Hom. 1 Tm 8,2).

Katecheta wielokrotnie podkreślał, jak zgubne konsekwencje może 
przynieść nadmierne strojenie się kobiet – także w perspektywie „świe-
ckiej”. Ponieważ bogactwo odbiera rozum i w konsekwencji nie przynosi 
korzyści, a jedynie „zapala ogień chciwości w zawistnych oczach i przy-
ciąga rabusiów” (Jan Chryzostom, 2022, Hom. Flp 11,3, s.  207), stąd 
nie warto poświęcać mu nadmiernej uwagi. Chcąc przekonać słuchaczy 
o  szkodliwości takiego postępowania, w  tej samej homilii podsunął im 
także zdroworozsądkowy obraz:

Powiedz mi, jak to jest, że kiedy mężowi wypadałoby wykorzystać środki 
na korzystne przedsięwzięcie, a staje się to niemożliwe z powodu rozrzut-
ności żony, dlatego zmuszony jest zmagać się z brakiem żywności oraz 
innymi niedostatkami, a zarazem oglądać żonę obwieszoną złotem – czy 
taka sytuacja nie jest szkodliwa?

14	 Jak wskazano, jest to jeden z  trzech najczęściej powtarzających się motywów w  Homiliach 
na Ewangelię św. Mateusza, por. J. Cebrián Cebrián, J. Gil Lascorz, R. Panach Rosat, A. Soler 
Merenciano (2005).

15	 Na ten temat zob. więcej: O. Pasqato (1976). Gli spettacoli in S. Giovanni Crisostomo. Paganismo 
e Cristianesimo ad Antiochia e Costantinopoli nel IV secolo. Roma: Pontificiae Universitatis Gre-
gorianae. W tym kontekście katecheta pozostawił nam także informacje dotyczące panujących 
tam zwyczajów, zgubnie wpływających na mężczyzn (Jan Chryzostom, 2001, Hom. Mt 68,4, 
s. 320): „Z kolei w teatrze, gdy zobaczą nierządnicę przybraną w złociste szaty, człowiek ubogi 
westchnie i poczuje żal, widząc, że jego żona nie ma nic podobnego. Bogacze natomiast po 
tym widowisku będą pogardzać swoimi żonami i je lekceważyć. Gdy tamta przedstawi widzom 
suknie, spojrzenie, głos, chód, zgoła wszystko jako pełne wystawności, wracają roznamiętnieni 
i wchodzą do własnych domów już jako zniewoleni”.
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Myśląc bardzo praktycznie, podpowiadał także, że nadmierne stroje-
nie się jest szkodliwe, ponieważ ubogi, który nosi proste i znoszone szaty, 
lepiej znosi letnie upały niż bogacz, który w ten sposób chce zamanife-
stować swój status społeczny, jak czytamy (Jan Chryzostom, 2022, Hom. 
Flp 11,3, s. 206): 

I podczas kiedy ty powodowany bogactwem posiadasz dwa albo nawet 
trzy chitony i chlamidę, pas i długie, szerokie spodnie, tamtemu nikt nie 
weźmie za złe, kiedy przywdzieje jedynie chiton. W  ten sposób łatwiej 
znosi się upał. Stąd zauważamy, że bogacze się pocą, podczas gdy ubodzy 
niczego takiego nie cierpią.

Z homilii Chryzostoma dowiadujemy się także o zwyczaju wybiera-
nia nadmiernie bogatego obuwia, co oczywiście katecheta również kry-
tykował, chcąc w dosadnych słowach uzmysłowić niewłaściwość takiego 
postępowania zarówno kobietom, jak i mężczyznom. W ten sposób zwra-
cał się do swoich słuchaczy (Jan Chryzostom, 2001, Hom. Mt 49,5, s. 98):

A więc przyjrzyjmy się temu i zobaczmy, jakim to jest złem. Jeśli przyszy-
wacie do obuwia jedwabne tkaniny, których nie przystoi nawet wstawiać 
do sukien, czyż nie jest to próżność, czyż nie zasługuje na wyśmianie?

Nie wahał się przy tym udzielać szczerych rad, którymi chciał prze-
mówić do wyobraźni słuchaczy:

Obuwie wynaleziono dlatego, być stąpał po błocie i gnoju i po wszelkich 
nieczystościach na posadzce. A jeśli nie możesz tego ścierpieć, to weź je 
i zawieś sobie na szyi albo włóż na głowę [i chodź boso, aby twoje wspa-
niałe buty się nie pobrudziły].

Kosztowności, biżuteria i makijaż kobiet

Jan Chryzostom wielokrotnie występował także przeciwko dodatkowym 
zabiegom upiększającym, jakie kobiety stosowały w  celu poprawienia 
urody, a także wszelkim dodatkowym ozdobom i kosztownościom. Pod-
stawowym argumentem religijnym przeciwko „niepotrzebnemu oszpe-
caniu się” jest fakt, że każde z  dzieł Boga jest skończone i  nie potrze-
buje naprawy ze strony człowieka (Jan Chryzostom, 2000, Hom. Mt 30,6). 
Chrystus, który narodził się w  ubóstwie, nie potrzebuje także złotych 
ozdób (Jan Chryzostom, 2001, Hom. Mt 89,4, s. 523): 
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Jak zdołasz objąć nogi Chrystusa (por. Mt 28,9) i ucałować je, będąc tak 
ustrojoną? On odwraca się od takiego stroju. Dlatego wolał urodzić się 
w domu cieśli, czy raczej nie w domu, ale w stajence i żłobie (por. Łk 2,7). 
Jakże będziesz mogła go oglądać, nie mając piękności, której On pragnie, 
ozdób, które On miłuje, a przyozdobisz się tym, czego On nie cierpi.

Chryzostom krytykował współczesne kobiety, zarzucając im zbyt duże 
przywiązanie do spraw materialnych. Porównywał je z niewiastami, które 
towarzyszyły Apostołom, twierdząc, że te współczesne mu różnią się od 
nich tak bardzo jak mężczyźni od prawdziwych mężczyzn (Jan Chryzo-
stom, Hom. Mt 73,4, s. 366–367):

Tamte kobiety starały się rozgłaszać Ewangelię, a teraz starają się o to, by 
uchodzić za urodziwe, ładne i dobrze wyglądające. To jest ich sława, ich 
zbawienie; a o wielkich i wzniosłych czynach nawet im się nie śni. (…) 
Całe staranie żony obraca się wokół złotych ozdób, wokół szat i  innych 
rzeczy służących do upiększania ciała i  [wokół tego], aby pomnażał się 
majątek.

Kaznodzieja występował także przeciwko bogatym naszyjnikom 
noszonym przez niewiasty, zestawiając je z łańcuchami św. Pawła, posłu-
gując się przy tym charakterystycznym dla swojego oratorskiego stylu roz-
budowanym porównaniem. Zwracając się bezpośrednio do kobiet, prosił 
je, aby miały upodobanie nie w tych złotych łańcuchach, które „uciskają 
duszę”, ale naśladowały Pawła, któremu łańcuchy z brązu dały wolność 
i zaprowadziły go do nieba (Jan Chryzostom, Hom. Col. 10,V,4). Dlatego 
zaleca, aby przyoblec się w Chrystusa, nie w złoto tego świata.

Wszelkie ozdoby były dla niego diabelskim wynalazkiem (Jan Chryzo-
stom, 2000, Hom. Mt 30,5), ponieważ, jak wyliczał, obrażają Boga, pod-
kopują przyzwoitość, zapalają płomień zazdrości.

Kobieta ubrana w  złoto lub perły, która przychodzi tak do świątyni, 
naraża się na śmieszność, tym samym pokazuje, że nie słucha zarówno 
licznych i wciąż powtarzanych napomnień katechety, jak i Apostoła Pawła 
(Jan Chryzostom, 1965, Hom. Hbr 28,6).

Nie bez znaczenia pozostają także liczne argumenty świeckie o cha-
rakterze praktycznym (Chryzostom, 2001, Hom. Mt 89,4, s. 523):

Pomyśl, ile zła wynika z tego, że któraś z tych ozdób gdzieś ci się zgubi: 
ilu służących ćwiczą rózgami, ilu mężczyzn niepokoją, ilu ich zabie-
rają, ilu  mieszka w  więzieniach. Stąd sądy, procesy, tysiące przekleństw 
i wyrzutów ze wszystkich stron: żonie ze strony męża, mężowi ze strony 
przyjaciół, duszy ze swej własnej strony.
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Złe postępowanie ma swoje konsekwencje także wobec mężczyzn. 
Kobiety z powodu próżności i na zgubę rozpustnych młodzieńców nisz-
czą sobie twarz bielidłem i różem. Tym samym szkodzą zarówno sobie, 
jak i tym, którzy na nie patrzą (Jan Chryzostom, 2000, Hom. Mt 20,1).

Podobnie kobiety, zakładając kosztowne ozdoby, wzbudzają zazdrość 
sąsiadek, które w  konsekwencji zaczynają kłócić się ze swoimi mężami 
(Jan Chryzostom, 2001, Hom. Mt 89,3), co wpływa na jedność małżeń-
ską i funkcjonowanie całej rodziny. Samo przywiązanie do złotych ozdób 
może przyjmować też karykaturalne rozmiary, mogą stać się dla wielu 
kobiet cenniejsze niż żywe istoty, w  tym także dzieci (Jan Chryzostom, 
2001, Hom. Mt 89,4).

Antiocheński katecheta wskazywał również na aspekt wychowaw-
czy towarzyszący właściwemu podejściu do kwestii poprawiania własnej 
urody (Zgraja, 2012). Żony, które nie stosują zabiegów upiększających, 
uczą swoich mężów, jak kochać je takimi, jakimi są, przede wszystkim za 
ich zalety duchowe, pielęgnowanie skromności, łagodności, a także umac-
niają w nich moralne postępowanie. Tym samym nie przyczyniają się do 
grzechu cudzołóstwa, ponieważ, jak podkreślał Chryzostom (2001, Hom. 
Mt 89,4, s. 524):

Stąd rodzi się wiele zła, stąd rozpusta mężów, jeśli nie zachęcacie ich do 
wstrzemięźliwości, ale uczycie mieć upodobanie w takich rzeczach, jakimi 
się zdobią nierządne kobiety (…) ozdobami nierządnica może się jeszcze 
bardziej zdobić, ale nie tymi cnotami. Przyzwyczaj go więc [męża], by 
miał upodobanie w tym stroju, którego nie zobaczy u nierządnicy.

Należy również podkreślić, iż Chryzostomowi zdecydowanie nie 
podobał się efekt końcowy osiągnięty przy użyciu kosmetyków, stąd prze-
rysowane opisy, które kreślił przed swoimi słuchaczkami, często pozwa-
lając sobie na przemowę pod wpływem emocji 16 (Jan Chryzostom, 2000, 
Hom. Mt 30,5, s. 362):

Jeśli pięknie ukształtujesz oblicze duszy, nie zobaczysz wtedy szpetnej twa-
rzy cielesnej: ani uczerwienionych warg, ust podobnych do zbroczonego 
krwią niedźwiedziego pyska, ani brwi uczernionych jakby sadzą z jakie-
goś garnka ani policzków pobielanych jak ściany grobowców. Wszystko to 
jest sadzą, prochem i popiołem oraz oznaką największej zgnilizny.

16	 Może o  tym świadczyć kolejne zdanie, następujące po przytoczonym fragmencie: „Sam nie 
wiem, jak niepostrzeżenie zabrnąłem w taką mowę, a wzywając innych, by uczyli z łagodnoś-
cią, sam popadłem w gniew” (Jan Chryzostom, 2000, Mt 30,5, s. 362).
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Chryzostom jest zatem zdecydowanie przeciwny stosowaniu makijażu 
nie tylko ze względu na kwestie duchowe, ale także estetyczne, uważał, że 
nie ozdabia on kobiety, a jedynie szpeci.

Zalecenia Jana Chryzostoma (piękno duchowe, 
powolne zmiany i jałmużna)

Pomimo wszystkich krytycznych słów, skierowanych pod adresem kobiet 
nadmiernie dbających o  wygląd zewnętrzny, należy zaznaczyć, że Jan 
Chryzostom nie był przeciwnikiem piękna. Właściwe piękno miało dla 
niego jednak charakter duchowy. Ponieważ, jak podkreślał, wszystkie 
ozdoby, które niewiasty stosowały: zdobne szaty, klejnoty, makijaż zamiast 
je upiększyć, psują ich charakter i zaciemniają prawdziwy obraz (Militello, 
1985). Stąd też liczne wypowiedzi, w których wskazywał, aby dostrzegać 
w  innych i  pielęgnować w  sobie piękno duszy (Jan Chryzostom, 2000, 
Hom. Mt 30, 6; 34,5). Ukazywał je jako coś nieprzemijającego, trwałego 
i wartościowego, stąd niezbędnego w kontekście wieczności. 

Także mężczyźni, wybierając sobie żonę, nie powinni szukać piękna 
cielesnego, bogactwa ani szlachetnego urodzenia, ale duchowych zalet 
(Jan Chryzostom, 2019, Hom. Ef.  20,2; podobnie Chryzostom, 2001, 
Hom. Mt 28,5; Chryzostom, 2001, Hom. Mt 73, 4.) Chryzostom przeko-
nywał przy tym, że piękno zewnętrzne cieszy męża bardzo krótko, przez 
miesiąc, dwa, maksymalnie rok. Podobnie kobiety, jeśli zostają zobowią-
zane zrobić coś dla swojego męża, niech to będzie przyozdobienie duszy, 
a nie ciała, ponieważ, jak tłumaczył, złoto, w które się stroją, nie znajdzie 
uznania w ich oczach (Jan Chryzostom, 2022, Hom. Jan v. 3, 61,4).

W innym miejscu podkreślił jednak, że najważniejsze jest zawsze indy-
widualne podejście i  „wybór dokonywany przez duszę”. To nie piękno 
zewnętrzne jest przyczyną grzechu, tak jak brzydota nie gwarantuje od 
razu czystości, ponieważ znał wiele kobiet, które „lśniły wdziękiem ciała 
i  odznaczały się przy tym jeszcze większą skromnością” (Chryzostom, 
2009, s. 615), stąd widzimy, że katecheta dopuszczał istnienie kobiet pięk-
nych fizycznie, zadbanych, a przy tym wartościowych.

Podobnie, krytykując zachowania kobiet, pozostawiał także konkretne 
zalecenia, skierowane zarówno do niewiast, jak i do ich mężów. Uderza 
zdrowy rozsądek płynący z jego pouczeń, tak jak w przytoczonym poniżej 
przykładzie, stanowiącym instrukcję dla małżonka, jak poprawić pełną 
wad żonę (Jan Chryzostom, 2000, Hom. Mt 30,5, s. 361):

Jeśli masz żonę lubiącą się stroić, przepadającą i uganiającą się za kos-
metykami, skłonną do zbytków, gadatliwą i  głupią, choć może to 
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niewiarygodne, aby wszystkie te wady spotkały się w jednej kobiecie, ale 
wyobraźmy sobie taką kobietę (…). Jak sprawić by się poprawiła?

Przede wszystkim należy zacząć od kwestii najdrobniejszych, do któ-
rych wydaje się najmniej przywiązana. Następnie:

Nie pozbawiaj jej złotych ozdób, lecz pozwól jej je mieć i nosić. Jest to, jak 
się wydaje, mniejsze zło niż bielidło i róż. Ich niech się najpierw pozbę-
dzie, ale również nie pod wpływem strachu i groźby, lecz dzięki przeko-
nywaniu i uprzejmości.

Należy powtarzać kobiecie, że twarz w ten sposób upiększona staje się 
odpychająca, co martwi i smuci nie tylko męża, ale też innych dookoła. 
Ważne jest także uzasadnienie religijne, choć jak zaznacza katecheta:

Nie mów nic o piekle ani o królestwie, bo nadaremnie będziesz to mówił. 
Przekonaj ją tylko, że sprawi ci większą przyjemność, gdy pokaże niena-
ruszone dzieło Boże, bo ta, która naciera, naciąga i bieli twarz nie uchodzi 
za piękną nawet wśród pospólstwa.

Wszystkie napomnienia powinny być powtarzane z  uprzejmoś-
cią i  łagodnością. Dla wzmocnienia przekazu można przywołać przy-
kład świętych kobiet z Biblii (np. jak wskazuje Chryzostom, przytaczając 
przykład Lei, żony Jakuba, która nie była ładna, mimo to nie poprawiała 
sztucznie swojej urody, odznaczając się zaletami ducha).

Ważnym zaleceniem skierowanym do kobiet, które ma im pomóc 
przezwyciężyć nadmierną troskę o wygląd zewnętrzny, była prośba, aby 
pamiętać o ubogich i opuszczonych, czego wyrazem jest m.in. dawanie 
jałmużny. Najlepszym rozwiązaniem byłoby sprzedanie złotych ozdób, 
które jedynie zniewalają kobiety i  odciągają je od spraw duchowych 
i w ten sposób nastąpi „przyozdobienie się w jałmużnę” (Jan Chryzostom, 
2001, Hom. Mt 89,3). Oczywiście katecheta zdawał sobie sprawę z trud-
ności w zrealizowaniu takiego zalecenia (Jan Chryzostom, 2001, Hom. 
Mt 49,4), stąd jego liczne apele oraz przypominanie, jak ulotna jest war-
tość rzeczy materialnych w porównaniu z wartościami duchowymi. Dla-
tego też kładł nacisk na akcentowanie piękna duszy i bogactwa ubóstwa. 
Szaty się psują, złoto śniedzieje, a dusza człowieka chciwego jest niczym 
suknia przegryziona przez tysiące robaków (Jan Chryzostom, 2001, Hom. 
Mt 48,4).

Jak podkreślał, najbogatszym człowiekiem jest ten, który posiada łaskę 
Boga, ponieważ w ten sposób niczego mu nie brakuje (Jan Chryzostom, 
1965, Hom. Hbr, 20,3).
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Warto zaznaczyć, że w  swoich pouczeniach Chryzostom nie ogra-
niczał się jedynie do pouczeń i  krytyki zaadresowanej w  stronę kobiet. 
Sprawiedliwie zaznaczył, że także wśród mężczyzn można spotkać wiele 
wad 17, które z kolei nie stały się udziałem niewiast.

Podsumowanie

Na podstawie przytoczonych fragmentów homilii możemy stwierdzić, że 
Jan Chryzostom bardzo konsekwentnie przekazywał swoim słuchaczom 
najważniejsze zalecenia w zakresie chrześcijańskiej moralności. Komen-
tując zarówno fragmenty Ewangelii, jak i słowa św. Pawła, wielokrotnie 
powracał do przekazu mówiącego o  wyższości spraw ducha nad kwe-
stiami ziemskimi, do których zaliczał nadmierną troskę kobiet o wygląd 
zewnętrzny.

Poglądy Chryzostoma, jak zostało wskazane na początku, nie różniły 
się od myśli wczesnochrześcijańskich pisarzy, natomiast sposób ich przed-
stawienia ukazuje nam oryginalność autora i jego kaznodziejską erudycję. 
W artykule przytoczyłam liczne argumenty katechety przeciwko strojeniu 
się kobiet, dzieląc je – przy omawianiu kobiecego stroju oraz stosowanych 
przez kobiety dodatków – na dwie grupy: odwołujące się do zasad wyzna-
wanej nauki chrześcijańskiej oraz mające pomóc we właściwej regulacji 
życia społecznego. Warto zwrócić uwagę zwłaszcza na te drugie, o cha-
rakterze świeckim i zdroworozsądkowym, ponieważ pokazują nam, jak 
dobrze 18 Chryzostom znał zwyczaje oraz mentalność swoich słuchaczy.

Jan Chryzostom w celu poprawy życia swojego audytorium starał się 
sięgać po różne metody pedagogiczne (Szczur, 2008). Jak wskazałam, 
Antiocheńczyk czasami zwracał się bezpośrednio do wybranej grupy 
(np. mężatek), aby podkreślić problem lub zalecenie ich dotyczące. Swoim 
słuchaczom stopniował również wymagania, tak jak to miało miejsce 
w przypadku zaleceń dla mężów posiadających pełne wad żony. Kwestie 
szczególnie ważne przypominał wielokrotnie, nawiązując do nich przy 
każdej sposobnej okazji. Wydaje się, że jednym z takich kluczowych ele-
mentów jego nauki było właśnie wychowanie kobiet w duchu chrześci-
jańskim. Dodatkowo, często wychodził od spraw materialnych, łatwych 

17	 Wśród nich wylicza np. zabójstwa, profanację grobów, walkę z dzikimi zwierzętami w cyrku. 
Por. Jan Chryzostom, 2000, Hom. Mt 30,5, s. 361.

18	 Jak wskazuje ks. A. Baron we wstępie do Homilii na Ewangelię według św. Mateusza, są one 
świadectwem głębokiej wiedzy psychologicznej o człowieku, na ten temat por. też J. Dybała 
(2012). Ideał kobiety w pismach kapadockich Ojców Kościoła i Jana Chryzostoma. Łódź: Wydaw-
nictwo Uniwersytetu Łódzkiego, 198.
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i dobrze znanych swoim słuchaczkom, aby następnie przenosić zastoso-
wane porównania na poziom duchowy.

Możemy stwierdzić, iż z  przytoczonych fragmentów wyłania się 
niezbyt pochlebny obraz kobiet. Widzimy je jako zabiegające, niczym 
poganki, o sprawy ciała, w tym o piękne, pełne przepychu szaty, wyraźny 
makijaż i noszące bogatą biżuterię ze złota i pereł. Co gorsze, w  takim 
stroju pojawiały się także w  świątyni, lekceważąc liczne napomnienia 
katechety. Oczywiście podejmując interpretację przytoczonych źródeł, 
musimy pamiętać o zabiegach retorskich Chryzostoma, jego skłonności 
do przerysowanych porównań i stosowaniu zasad diatryby (Szczur, 2008). 
Niemniej jednak sam fakt powtarzania w  wielu miejscach podobnych 
pouczeń oraz ich spójność świadczyć mogą, iż jego apele, choć chętnie 
słuchane, niekoniecznie znajdowały zastosowanie w życiu codziennym. 
Sam Chryzostom, doskonale znając swoich słuchaczy, nie zrażał się jed-
nak niepowodzeniami, podkreślając korzyść wynikającą choćby z niewiel-
kiej poprawy i niestrudzenie propagując chrześcijański model życia.

Podsumowując, uważna lektura homilii Jana Chryzostoma pozwala 
nam na zapoznanie się z  podejściem chrześcijańskich kobiet żyjących 
w IV wieku do kwestii stroju i troski o wygląd zewnętrzny.
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Strój w czeskim piśmiennictwie parenetycznym 
XVI i XVII wieku

S treszczenie         

Celem artykułu jest zaprezentowanie poglądów czeskich kaznodziejów 
i  moralistów XVI i  XVII wieku na temat ówczesnych strojów. Na kartach 
swoich dzieł autorzy krytykowali nadmierną dbałość Czechów o  wygląd 
zewnętrzny, którą interpretowali jako przejaw pychy i próżności. Nie zgadzali 
się na burzenie istniejących schematów i obowiązujących zasad dotyczących 
stroju. Wyrażali przekonanie, że każdy człowiek powinien być ubrany zgod-
nie ze swoim miejscem w  społeczeństwie. Piętnowali naśladowanie zagra-
nicznych mód, ponieważ widzieli w tym zagrożenie dla czeskiej tożsamości 
narodowej. Szczególnie dużo miejsca w dziełach parenetycznych poświęcano 
strojom niewiast. Moraliści podkreślali, że kobieta wystrojona silniej działa na 
mężczyzn i ułatwia im popełnianie grzechu zmysłowości. Omawiane pisma 
parenetyczne miały charakter motywacyjny, służyły kształtowaniu pożąda-
nych postaw i zachowań.

S Ł O WA  K LU C Z E : 	 strój, ubiór, grzech, czeskie piśmiennictwo parenetyczne 
XVI i XVII wieku

A B S T RAC T

Costume in the Czech Parenetic Literature of the 16th and 17th Centuries

The aim of the article is to present the views of Czech preachers and mor-
alists of the 16th and 17th centuries regarding the costumes of that time. In 
their works, the authors criticized the excessive care of the Czechs about the 
appearance, which they interpreted as a sign of pride and vanity. They did not 
agree to the demolition of existing patterns and rules regarding dress. They 
expressed the belief that each person should be dressed in accordance with 
his or her place in society. They stigmatized the imitation of foreign fashions 
because they saw it as a threat to Czech national identity. Particularly much 
space in parenetic works was devoted to women’s costumes. Moralists empha-
sized that a woman dressed up had a stronger effect on men and made it easier 

Sugerowane cytowanie: Koczur-Lejk, K. (2023). Strój w  czeskim piśmiennictwie parene-
tycznym XVI i  XVII wieku. Creative-Commons CREATIVE-COMMONS-BY Perspektywy Kultury, 4/2(43), ss.  349–363. DOI: 10.35765/
pk.2023.430402.22
Nadesłano:  12 .07 .2023	 Zaakceptowano:  28 .10 .2023



Wokół stroju w kulturze – Kultura religijna

350

perspektywy kultury /
perspectives on culture
No. 43 (4,2/2023) 

for them to commit the sin of sensuality. The parenetic writings in question 
were motivational in nature, serving to shape desirable attitudes and behavior.

K E Y W O R D S :  	costume, clothing, sin, Czech parenetic literature of the 16th and 
17th centuries

Strój od wieków określał indywidualność człowieka i mówił o jego osobo-
wości. W każdym okresie dziejów stanowił dla jednostki okazję do wyra-
żenia siebie i zaprezentowania swojej pozycji w społeczeństwie. Stał się 
znakiem rozpoznawczym przedstawicieli różnych profesji (lekarzy, praw-
ników, duchownych), ale również wyznacznikiem osób wykluczonych ze 
społeczności (kobiet lekkich obyczajów, Żydów). W swojej formie luksu-
sowej był przejawem nieskrępowanej fantazji, dziełem sztuki, doskonałym 
produktem rzemieślniczym. Zawsze odzwierciedlał ideały epoki, wyobra-
żenia o pięknie ludzkiego ciała i estetyce w ogóle, a jego artystyczne uję-
cie korespondowało z aktualnymi stylami sztuki (Nachtmannová, 2016b). 

W silnie zhierarchizowanych społeczeństwach europejskich XVI oraz 
XVII wieku funkcja i znaczenie ubioru były ogromne i mocno zakorze-
nione w ludzkiej mentalności. Według Hanny Dziechcińskiej:

Strój (…) był wręcz symbolem tego, co dostrzegalne i zewnętrzne, najbar-
dziej może wymownym składnikiem ówczesnej kultury wyglądów, w któ-
rej tak silnie tkwił człowiek renesansu i baroku (Dziechcińska, 1996, s. 11).

Każda grupa społeczna miała ustalone dla siebie odpowiednie odzie-
nie, kostium wskazujący na urodzenie. Przywdziewanie stroju przynależ-
nego do innej warstwy traktowano jako przejaw wybujałej ambicji. Z kolei 
w obrębie jednej klasy noszenie podobnych ubiorów podkreślało poczu-
cie tożsamości i przynależności do tego samego kręgu społecznego. Był 
to zatem ważny czynnik integrujący wspólnotę. Luksusowy strój szlach-
cica i  jego świty wskazywał na niemal nieograniczony dostęp do boga-
ctwa czy to ze względu na drogocenny materiał, pracochłonne hafty, czy 
też kosztowne ozdoby (złote klejnoty, kamienie szlachetne i  perły jako 
część ubioru). A zatem odzież poza manifestacją pozycji dostarczała rów-
nież informacji o zamożności właściciela, a dowodem tego są zachowane 
inwentarze notarialne, które uwzględniają zasoby garderoby osób nale-
żących do dawnej elity 1. Ponadto kunsztowny strój świadczył o  wyrafi-
nowanym guście jego posiadacza, znajomości nowinek modowych i doj-
rzałym poczuciu estetyki. Kształtował sylwetkę zgodnie z  ówczesnymi 

1	 Zob. m.in. opis części odzieży i elementów biżuterii wyszczególnionych w inwentarzu czeskiej 
szlachcianki Polyxeny z Házmburka (Lukášová, 2016).
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standardami, a  ubrany według nich człowiek stawał się ucieleśnieniem 
ideału piękna, toteż wyjątkowość ludzi modnie ubranych była oczywista, 
nie potrzebowano osobistego kontaktu, aby to potwierdzić. Strój budził 
podziw i  zazdrość, ale jednocześnie jako znak wyższej hierarchii spo-
łecznej dla ludzi z uboższych warstw stanowił wzór, który naśladowali, 
by w ten sposób choć pozornie osiągnąć awans społeczny (Dziechcińska, 
1996; Nachtmannová, 2016a).

W Czechach XVI i XVII wieku autorzy pism moralnych na kartach 
swoich dzieł krytykowali powszechną skłonność znacznej części współ-
obywateli do wykraczania strojem poza swój stan. Oburzała ich zarówno 
unifikacja mody niepozwalająca na identyfikację przedstawicieli danej 
grupy społecznej, jak również związane z ubiorem marnotrawstwo i roz-
rzutność. Mikuláš Krupěhorský ubolewał:

Již nyní nepoznáš, kdo jest řemeslník, žák, voják, zeman, též která jest 
služebná dívka, městská dcera, nebo skoro zemanka. Nebo co sedlák na 
měšťanu vidí, to chce míti; měšťan chce také zemanu roveň býti. Och jaký 
náklad na oděvu lidé činí 2 (Krupěhorský, 1612, k. E7).

Bartłomiej Paprocki, polski emigrant przebywający i tworzący na zie-
miach czeskich, pouczał czytelników, że każdy człowiek powinien znać 
swoje miejsce w  społeczeństwie i  wystrzegać się udawania kogoś, kim 
w rzeczywistości nie jest. Jak pisał:

V strojeni šatův to zachovat náleží, aby se varoval všeliké takové ozdoby, 
kteráž na osobu tvou nesluší. (…) Nečiň se žádný tím, čím nejsi, jsi-li 
stavu panského, nevypínej se nad stav tvůj, jsi-li stavu rytířského, hled 
svého povolání, jsi-li kupec neb řemeslník, pamatuj na práci tvou a neb-
ezpečenství, kteréž míváš při dostávání koupí, jsi-li kněz i ty pamatuj na 
povinnost tvou a na přísloví ono: oděv zevnitř svědčí, o čem uvnitř máte 
péčí (Paprocký, 1602, k. D4-D4 verso).

Moraliści zdecydowanie opowiadali się za podtrzymaniem istnieją-
cych różnic w ubiorach akcentujących nierówności stanowe i/lub zawo-
dowe. Jednocześnie piętnowali przesadną troskę czeskiego społeczeństwa 
o modny wygląd. Przekonywali, że podobnie jak inne rzeczy doczesne, 
strój jest dobrem nietrwałym i przemijalnym, które oddala człowieka od 
Boga. Należy więc skupić się wyłącznie na funkcji użytkowej ubioru, 
a  swe myśli skierować w  stronę zbawienia własnej duszy. W  czeskim 

2	 Dla przykładów ze starodruków zastosowano transkrypcję na podstawie reguł sformułowa-
nych w pracy Zásady vydávání novověkých historických pramenů z období od počátku 16. století do 
současnosti (Šťovíček, 2002).
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przekładzie dzieła średniowiecznego hiszpańskiego franciszkanina Diega 
de Estella katolicki ksiądz Adam z Vinoře doradzał:

Dosti bude služebníku Božímu na prostém a obecném oděvu, tak jakž na 
který stav náleží. Varuj se všeliké všetečnosti: nebo znamení jest, že málo 
dbáš o věci vnitřní, když se tak velice zaneprazdňuješ v věcech zevnitřních. 
(…) Abychom rozuměli, že těmi marnostmi Bůh rozhněván bývá. Žádný 
pak nevymejšlej nového kroje, ale boj se přísného Soudu Božího (Adam 
z Vinoře, 1589, k. E2).

Autorzy pism parenetycznych wyraźnie podkreślali dychotomię mię-
dzy zewnętrznym pięknem człowieka a wewnętrzną brzydotą jego duszy. 
Kontrast ten pokazywano w  nawiązaniu do  Ewangelii św. Mateusza 
o „grobach pobielanych” (Mt 23,27), jak w dziele Šimona Lomnickiego: 
„Medle, co jest člověk drahými šaty ozdobený, jedině hrob v ně zbílený, 
vnitř pak nečistoty plný” (Lomnický, 1615, s. 51). Moraliści odwoływali 
się również do biblijnego toposu ciała, które powstało z prochu i w proch 
się obróci. Przywoływane przez nich obrazy degradacji ziemskiej powłoki 
człowieka wraz z wytwornym strojem i biżuterią miały ukazać znikomość 
życia i ulotność dóbr doczesnych. Sugestywny opis rozkładu zwłok przy-
odzianych w kosztowności zawarł w swoim dziele Paprocki:

(…) drahý oděv hnije v  hlíně, zlato a  drahé kamení smradí se v  blátě, 
důstojenství a mocnost v prachu, čest a sláva, zle a nepoctivě leží v popeli, 
nebo člověk i nejpěknější i nejohyzdnější, nic jiného není jednom popel, 
hlína, prach a bláto (Paprocký, 1601, k. D).

Nadmierna dbałość o powierzchowność była przez autorów czeskich 
jednoznacznie łączona z grzechem pychy, który nazywali w nawiązaniu 
do Pisma św. źródłem wszystkich innych nieprawości i definiowali jako 
wystąpienie przeciw woli Boga (Želetavský, 1588, B v.).

W anonimowym dialogu Rozmlouvání člověka stavu rytířského s pánem 
jeho milosti jeden z rozmówców narzeka:

K tudy to jde, jakož o tom napřed málo nětco dotčeno jest, totiž skrze naše 
veliké lakomství a nesmírnou, kteráž se nyní ve všech stavích rozmohla 
pýcha. Pohleďte na stav panskej, rytířský a městský, ba i na ten lid sedlský. 
Stav náš i my sami jakých pokrmů a oděvů rozličných po vlasku. Při tom 
co jen na jeho milosti Královské Pánu našem i na Knížatech uhlédáme i ty 
aksamitové střevíce míti musíme (Rozmlouvání, 1604, k. A6).

W drugiej połowie XVI wieku moda włoska rozprzestrzeniająca się 
w Czechach za pośrednictwem niemieckim zaczęła być wypierana przez 
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modę hiszpańską, która pod koniec stulecia opanowała Europę od Morza 
Śródziemnego po Bałtyk i  Anglię. O  ile moda włoska była wytworem 
cywilizacji miejskiej, modę hiszpańską wykreowała kultura dworska, 
a  styl ubierania pochodzący z  Półwyspu Iberyjskiego dominował jesz-
cze przez wiele lat w wieku XVII (Štěpánek, 2016). Jednak w Czechach, 
jak zauważyła Milena Hajná, moda hiszpańska nigdy nie zyskała abso-
lutnej przewagi. W  zapisach inwentarzowych zarówno szlachty kato-
lickiej, jak i protestanckiej znajdują się informacje nie tylko o ubiorach 
szytych na wzór hiszpański, ale także niemiecki, węgierski, włoski. Świad-
czy to o tym, że w Królestwie Czeskim panowała różnorodność i zmien-
ność krojów modowych. Prawdopodobnie miały na to wpływ dwa czyn-
niki – położenie geograficzne i pozycja Pragi, która jako stolica Cesarstwa 
Rzymskiego Narodu Niemieckiego i siedziba cesarza była metropolią kos-
mopolityczną. Wielość form i detali ubiorów, jakie występowały wówczas 
w Pradze, wiązała się również ze stałym przybywaniem do miasta licz-
nych obcokrajowców. Następna z mód – francuska, która była luźniejsza 
i wygodniejsza do noszenia na co dzień – zaczęła triumfować na ziemiach 
czeskich tak, jak w innych krajach europejskich, w czasie wojny trzydzie-
stoletniej (Hajná, 2016).

Kolejne zmieniające się mody były chętnie naśladowane przez Cze-
chów, co wzbudzało ogromne niezadowolenie zarówno duchownych, jak 
i świeckich moralistów, którzy poza argumentami religijnymi próbowali 
wpłynąć na społeczeństwo, odwołując się do wartości narodowych. Prze-
konywali rodaków, że bezrefleksyjne kopiowanie cudzoziemskich strojów 
wypierających tradycyjny ubiór czeski oznacza brak szacunku dla rodzi-
mej tradycji i zagraża czeskiej tożsamości. Jednym z krytyków przyjmo-
wania obcych trendów był kaznodzieja luterański Martin Philadelphus 
Zámrský. W  swojej Postylli podał przykłady narodów, które są dumne 
z własnych strojów, zaś obyczaj „małpowania” innych określił jako typowo 
czeską właściwość:

Cizokrajností při oděvu se varujme a  vopicemi se nedělejme, co na 
cizozemcích uhlídáme, hned se také do toho neoblačejme. Kdož pak 
pod nebem národu není, aby se v oděvu častěji měnil a potvořil, jako my 
Čechové, zvláště ženské pohlaví. Uhři, Poláci, Turci a jiní národové, svého 
vlastního starodávno zvyklého kroje užívají. Milí pak Čechové po vlásku, 
francouzsku, španělsku merhují a  ladrují se, zvláště pak ženy v  zavití, 
v obojcích, v premování sukní, více k ochechulím mořským než k ženám 
křesťanským podobné se činí. Místo zavití div sobě pávových dlouhých 
peří nepřipínají. Také i  panny a  děvečky služebné za vrkoče se stydíce, 
hlavy sobě divně obalují, až již v Čechách skoro nerozeznáš nevdané od 
vdané. A protož není divu, že se nám jiní národové posmívají. Neb na nás 
vopičí bláznovství spatřují. Jako se tehdy cizokrajným oděvem nemáme 
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Čechové potvořiti a  svých přirozených ctnosti na sobě zakrývati: tak 
o poctivý slušný oděv, jako i o jiné potřeby k Otci Nebeskému důvěrnost 
míti máme (Zámrský, 1592, s. 872).

Wybitny czeski humanista Daniel Adam z Veleslavína w dokonanym 
przez siebie przekładzie dzieła Georga Lauterbecka zwracał uwagę na 
niebezpieczeństwo, jakie niesie ze sobą przyjmowanie obcych wzorów. 
Wyrażał obawę o przyszłość nie tylko narodu, ale i języka czeskiego, dla-
tego przestrzegał:

Nebo když se všickni vesměs zvlašíme a netoliko kroje šatův, ale i obyčeje 
mravův a jazyk cizích národův na sebe příjmeme, kam se pak děje víra, 
čest, sprostnost a upřímnost česká, o níž mnohé slavné pamětí nejednou 
slýcháme i čítáme. Obávati se v pravdě, aby po malých časích pravý a při-
rozený Čech, nebyl tak vzáctný, tak divný na mostě pražském, jako jelen 
s  zlatými rohy, vedle starého předků naších proroctví. Kdo rozum má 
a z přítomných věci o budoucích souditi může, ten výborně vidí, k čemu 
se hrabe (Lauterbeck, 1584, s. 561–562).

Podobne zagrożenie związane z  naśladownictwem strojów innych 
narodów dostrzegł Jan Kocín z Kocínetu, który pisał:

Mnozí jsme se zajisté zvlašili, na větším díle pak zšpanělili a poturčili. Pán 
Bůh všemohoucí uchovej, abychom snad pod jhem a  břemenem cizích 
národů úpěti nemusili, jichžto kroj a oděv více k ohavě své, nežli k ozdobě 
sobě sme zvolili a na sebe vzali (Kocín, 2009, s. 297).

Moda stanowiła nieodłączną część świata czeskich kobiet XVI i XVII 
wieku. Przedstawicielki płci pięknej dążyły do podobania się mężczyznom 
przez swój wygląd i w tym celu przyozdabiały się efektownymi strojami, 
obuwiem oraz biżuterią, a także stosowały zabiegi upiększające, jak: far-
bowanie włosów, malowanie twarzy czy wybielanie skóry. Jednak wszyst-
kie te starania niewiast, służące zwiększeniu ich atrakcyjności, były przed-
miotem ostrej krytyki moralistów 3 (Koczur-Lejk, 2017).

3	 Zamiłowanie kobiet do strojów i  makijażu było od najdawniejszych czasów przedmiotem 
krytyki mężczyzn. Na słabość niewiast do ozdób i  skłonność do przesady w  poprawianiu 
urody skarżyli się i próbowali ją ukrócić autorzy starożytni, Ojcowie Kościoła i różni wczes-
nochrześcijańscy moraliści (Łukaszewicz-Chantry, 2014, s. 46–51; Małunowiczówna, 1969). 
Na ziemiach czeskich przepych i próżność kobiet przejawiającą się w noszeniu drogich stro-
jów, ozdobnych nakryć głowy i  biżuterii krytykował prekursor husytyzmu Konrad Wald-
hauser i  nazywany „ojcem czeskiej reformacji” Jan Milíč z  Kromieryża. Nadmierną troskę 
o wygląd zewnętrzny piętnowali również czołowi czescy kaznodzieje XIV i XV wieku: Tomáš 
Štítný ze Štítného, Jan Hus, Jan Rokycana, Petr Chelčický. Wszyscy oni w czarnych barwach 
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Jak pisał Šimon Lomnický, kobieta nadmiernie się strojąca grze-
szy poczwórnie. Po pierwsze, wyrządza szkodę własnej duszy, ponieważ 
pochłonięta jest sprawami toalety i nie myśli o Bogu: „čím více se tělo zev-
nitř ozdobuje a okrašluje, tím více se duše ohyžďuje a poskvrňuje” (Lom-
nický, 1615, s. 61). Po drugie, sprzeniewierza się Chrystusowi: „kterákoliv 
žena, skrze ozdobu svého těla zvábí někoho ku požádání sebe, tedy jeden 
oud od těla Kristova odtíná a odcizuje, znovu krev jeho vylévá a jej křižuje” 
(Lomnický, 1615, s. 61–62). Po trzecie, występuje przeciw Aniołom, Maryi 
i wszystkim świętym: „je zbavuje té radosti, kterouž měli v obrácení toho 
hříšníka a ta jistá žena, skrz krásu a ozdobu svou k hříchu ho zvábila a k té 
zlé žádosti” (Lomnický, 1615, s. 62). I wreszcie po czwarte, jej postępo-
wanie jest sprzeczne z miłością bliźniego: „je nakažení bratří svých, když 
kteréhokoli člověka skrze svou okrasu přivozuje k  hříchu” (Lomnický, 
1615, s. 64). 

Moraliści twierdzili, że niewiasta, która przesadnie dba o  atrakcyjny 
wygląd zewnętrzny, wzbudza pożądanie u mężczyzn i powoduje zgubę 
ich duszy, choćby sama była wolna od poruszeń zmysłowych. Havel 
Žalanský-Phaëton oskarżał panny przyozdabiające się biżuterią o  świa-
domą deprawację bezbronnych kawalerów:

Když ty se nádherně šperkuješ a po ulici jdouc zdvorna sobě vyšlapuješ, 
zdali oči mládenců na se neobracíš a nevábíš? Nebo je, aby po tobě vydý-
chali, za sebou táhneš, zlé žádosti krmíš a příčinu k hřešení naskytuješ, 
a  byť sama nehynula, jiné však k  zahynutí vedeš a  hledícím na se jedu 
a meče podáváš (Žalanský, 2009, 501).

Duchowni Jednoty Braci Czeskich wskazówki dotyczące odpowied-
niego stroju kierowali do panien w wierszowanych poradnikach zawiera-
jących zbiór zasad etycznych. Jiří Strejc Zábřežský, posiłkując się starym 
czeskim przysłowiem ludowym, pouczał dziewczęta, że wygląd świadczy 
o człowieku. Doradzał więc rozwagę, pokorę i umiarkowanie w doborze 
ubioru:

Všickniť lidé tomu věří,
že znají ptaka po peří,
protož każdy v své mladosti 
ostříhej i v tom slušnosti:
nemiluj šatů nádherných, 
cizích kroju neobecných.

przedstawiali cierpienia, jakich doświadczać będą niewiasty, które występują przeciw Bogu, by 
uczynić się pięknejszymi, niż Stwórca chciał je mieć (Kolářová-Císařová, 1915; Zíbrt, 1892; 
Winter, 1893; Winter, 1913).
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Hleď v to prostředku mírného
K svému místu příslušného,
Co tvá vlast, tvůj stav přináší, 
to tobě nejlépe sluší.
Poctivě se přiodívej, 
Pýchy při všem se vystřihej.
Oděvu příliš krátkého,
Krojem, barvú potvorného, 
Mívati stud milujícím
nesluší, leč snad opicím (Císařová-Kolářová i Čapek, 1940, s. 17–18).

Adam Šturm z Hranic pouczał z kolei, że najistotniejsze jest, by dziew-
czyna podobała się Bogu, a nie ludziom, dlatego powinna dbać o swoje 
wnętrze, a w kwestii ubioru kierować się zasadą złotego środka:

V oděvě měj se prostředně, 
ne potupně, ne nádherně.
Na křtalty zbytečně nedbej, 
aniž nových krojů hledej.
zvláště pak šatů oplzlých,
nad poctivost vykrojených,
s řezáním neb premováním, 
rozličným potvořováním,
hleď na sebe nejednati,
světu se v tom nerovnati (Císařová-Kolářová i Čapek, 1940, s. 110–111).

Dla autorów czeskich zaspokojenie pożądania zmysłowego było 
dozwolone wyłącznie w małżeństwie. Lomnický za jedyny powód stroje-
nia się niewiast uznał chęć podobania się własnemu mężowi, aby odwieść 
go od myśli o innej kobiecie i cudzołóstwie:

Toto pak máme při tom znamenitě věděti a tuto vejmínku míti, že žena 
a manželka poctivá, jsoucí v manželství postavená, může slušně a náležitě 
se ozdobiti, a všelijak příčinu k  tomu dáti, aby se manželu svému líbila 
a příčinou toho svou nešvarnosti nebyla, aby on na děvečku, neb nikterou 
jinou ženu nemysli, a příčinou její cizoložství se nedopustil (Lomnický, 
1615, s. 67–68). 

Podobnie wypowiedział się Kocín. Według niego żona musi dbać 
o  siebie, żeby męża nie kusiły inne kobiety. Nie może być zaniedbana, 
ale także nie powinna chodzić ubrana jak ladacznica, ponieważ przyzwy-
czai go do znajdowania przyjemności w wyglądzie, jakim wyróżniają się 
nierządnice:
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Protož rozumná žena své práce pěkně, pořádně, čistotně, živě, čerstvě 
a neospale vykonává. Pracuje-li o čem v domě a k  tomu buď vody aneb 
ohně potřebuje, nechodí po domě ušoupaná a ukálená jako svině, rozpro-
stovlaštěná jako příšera, odhalená i obnažená jako nevěstka (Kocín, 2009, 
s. 291). 

W rozważaniach czeskich moralistów na temat stroju nawiązywano 
do grzechu pierworodnego, w wyniku którego Adam i Ewa zawstydzili się 
z powodu swojej nagości i zaczęli ją osłaniać. Zwracano uwagę na funk-
cjonalność ubrania, stworzonego w celu ochrony ciała przed warunkami 
atmosferycznymi, a nie dla ozdoby:

Nebo počátek roucha odkud jest? Z  hřícha. Za příčinou hřícha ono 
prvním rodičům jest po pádu dáno. Oni zajisté nazí k obrazu Božímu od 
Boha stvoření byli, a dokud ten obraz Boží měli, neměli, zač by se styděti, 
neměli, co by přikrývali. (…) Ale když zhřešili, již mrzkost svou znáti 
začali, oči jejich se otevřely, že jsou nazí, poznali, za tu nahotu se styděli, 
pročež sobě věníky strojili. Skrze hřích také zimu, horko, déšť, bouře na 
se uvedli. Pročež roucha potřebovali, jimiž netoliko částky těla stydké při-
kryli, ale i před zimou hájili (Žalanský, 2009, s. 525).

Autorzy piętnowali przywiązanie niewiast do strojów i biżuterii, twier-
dząc, że Bóg dał ludziom prawo do korzystania z  dóbr ziemskich, ale 
tylko w granicach istotnych potrzeb. Tłumaczyli, że jest rzeczą nienatu-
ralną, aby człowiek żył zbytkownie, podczas gdy wielu cierpi niedostatek 
(Małunowiczówna, 1969, s. 99). Do tej kwestii związanej z chrześcijań-
ską miłością bliźniego odwoływano się niejednokrotnie w celu poruszenia 
serc i sumień strojących się bez opamiętania kobiet:

Ruší se tu zákon lásky, když se to na pejchu vynakládá, což se chudým dáti 
má. (…) Toť byl hřích onoho bohatce, kterýž, když každého dne skvostně 
hodoval, skvostně se odíval, Lazara, u vrát svých ležícího a hladovitého, 
pyšně zanedbal (Žalanský, 2009, s. 525).

Moraliści argumentowali również, że sam Chrystus wybrał życie 
w ubóstwie, więc kto chce się do niego zbliżyć, powinien przyozdobić się 
w cnotę, nie w szaty:

On též z roucha svlečen a n kříži nahý přibit býti chtěl, aby nás zásluhou 
nevinnosti své přiodil, aby nám zásluhou nahoty své roucho to svadební 
připravil, kteréž by nás samé Otci vzácné činilo. Jaké tedy jest to bláz-
novství pejchou šatstva nahoty Kristové zásluhu vyprazdňovati? Nebo ti 
kteří praví, že se zásluze nahého, na kříži visícího Krista důvěří, spíšejí 
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Krista v posměchu mají, když se v rouchu skvostném, k pejše a chlipnosti 
způsobeném vynášejí (Žalanský, 2009, s. 524–525). 

W literaturze parenetycznej pouczano kobiety, że suknia nie może być 
zbyt krótka i przezroczysta, ponieważ uwydatnia kształty, a to prowadzi 
do pohańbienia ciała (Císařová- Kolářová, 1942, s.  181). Bezużyteczne 
zdaniem autorów były też długie powłóczyste, wlokące się po ziemi suk-
nie wykonane z dużej ilości materiału: „Aneb zase, že sobě neničky ženy 
oblíbily cizí nové kroje a nesou sukně s dlouhými vocasy, které se za nimi 
po zemi vlekou, až jim to nesluší” (Lomnický, 1597, k. XLII–XLIII).

Lomnický porównał ciągnący się po ziemi tren do ogona, na którym 
mógł odpocząć diabeł: „Jest se v  pravdě obávati, aby ďábel na takových 
ocasích jejich nejezdil a neodpočíval a místo kár svých neužíval” (Lomni-
cký, 1597, k. XLIII) 4.

Motyw diabła był wykorzystywany przez moralistów jako mocny śro-
dek perswazyjny. Autorzy wskazywali na związek niewiast nadmiernie 
wystrojonych z  siłami piekielnymi, aby wzbudzić w  kobietach uczucie 
strachu przed wiecznym potępieniem: „A protož žena jedna každá tak 
přistrojená jest domem všech ďáblův pekelných” (Paprocký, 1602, k. C3). 

Moraliści pouczali czytelniczki, że skromny ubiór i wstydliwość wydo-
bywa piękno kobiety, zaś wszelkie ozdobne stroje i  biżuteria są nośni-
kami zła. Nie przysparzają one niewiastom splendoru, a wręcz przeciw-
nie – wskazują jedynie na ich próżność i  lekkomyślność. W  ten sposób 
elegantka osiąga skutek wręcz odwrotny, niż pragnie – zamiast podziwu 
jest wyszydzana. Takie zalecenia formułował dla płci żeńskiej Jan Štelcar 
Želetavský:

Panny žádnými šaty lepěji poctěny a více ozdobeny býti nemohou, jako 
rouchem prostým a poctivým a  studem a že zlatem, hedvábím, perlami 
a drahým kamením spíše ohyzdnější a šerednější bývají, nežli ozdobnější 
a krásnější. Nebo zbytečnost a nádhernost roucha pronáší a ukazuje leh-
kost srdce, mysl nemírnou a příčinu dává těm jenž to vidí více ke zlému 
podezření o panně, nežli aby o ní poctivě smýšleli a mluvili. (…) To jest: 
oděv náležitý, slušný a sprostný přidává člověku poctivosti a vážnosti, ale 
ženský nádherný a zbytečný, ne tak ozdobuje tělo, jako odkrývá lehkost 
a nevážnost myslí (Želetavský, 1588, k. B4–B4 v.).

Autorzy usiłowali przekonać, że o pięknie kobiety decydują wyłącznie 
zalety jej charakteru, nie zaś przesadna dbałość o ubiór i ozdoby:

4	 Motyw diabła podróżującego na „ogonach” kobiecych sukien był popularny w piśmiennictwie 
czeskim, ale również w literaturze polskiej (Ryba, 2007).
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Krásnou ji pak činí to, což jí poctivosti přidává. Toho pak učiniti nemůže 
žádné zlato, žádný šmaragd neb šarlat, ale sama šlechetná mysl, kterouž 
ona pronáší, když sobě vážně, mírně, poctivě a  stydlivě vede (Žalanský, 
2009, s. 526).

Warto zwrócić uwagę, że wśród czeskich moralistów, krytykujących 
dbałość o  ubiór interpretowaną jako przejaw świeckości i  cielesności, 
interesujące, odmienne stanowisko zajmuje Lukáš Martinovský. Autor 
w dziele Křesťanských pobožných panen věnček poctivosti opisuje różne cnoty 
panieńskie. Jedną z  nich jest „czystość, ochrona i  troska o  ciało”, która 
ma się przejawiać we właściwym przyozdabianiu wyglądu zewnętrznego. 
Martinovský jest świadomy „nieortodoksyjności” swoich poglądów, dla-
tego broni ich, posiłkując się słowami z Biblii. Jak zauważyła Jana Rata-
jová, są to po części te same cytaty, których inni moraliści używają jako 
argumentów dla odrzucenia zamiłowania do strojów (Ratajová, 2008, 
s. 564). Martinovský pisał:

má se v tom toto pravidlo zachovati, ozdobovati, šperkovati, korunovati, 
umejvati se, čistotně se míti není žádný hřích, ale zevnitřní ctnost, kterouž 
Bůh v Slově svém poctivě připomíná. Nebo o nich takový rozkaz máme, 
jak Eklezjastes Šalomonův v  IX. kap. dí: „Buďtež šaty tvé vždycky bílé 
a olej z hlavy tvé nescházejž”. Říma. XIII.: „Starejte se o tělo”. V I. k Tim. 
kap.  II.: „Chci, aby ženy v ozdobném rouše a  s  studem se ozdobovaly” 
(Martinovský, 2008, s. 84–85).

Problematyka stroju w  czeskim piśmiennictwie parenetycznym XVI 
i  XVII wieku była rozpatrywana w  kontekście aksjologii chrześcijań-
skiej. Duchowni i moraliści świeccy potępiali nadmierne zainteresowanie 
ówczesnego społeczeństwa modą, która przejawiała się przesadną dbałoś-
cią o wygląd zewnętrzny. Autorzy przekonywali, że dowodzi to grzechu 
pychy prowadzącego do wielu innych nieprawości. Jednocześnie wyra-
żali zaniepokojenie w związku z zacieraniem się różnic w ubiorach mię-
dzy poszczególnymi stanami. Opowiadali się za akcentowaniem strojem 
przynależności klasowej i zawodowej zgodnie z obowiązującą hierarchią 
społeczną i  panującymi obyczajami. Wiele miejsca moraliści poświęcali 
powszechnemu wówczas naśladowaniu strojów cudzoziemskich. Uwa-
żali, że przyjmowanie obcych mód jest sprzeczne z tradycją wspólnotową, 
może prowadzić do wynarodowienia, a nawet unicestwienia języka cze-
skiego. Nakłaniali zatem rodaków, by wzorem innych krajów pielęgno-
wali własną kulturę poprzez zakładanie ubiorów czeskich. Szczególne 
słowa krytyki kierowano pod adresem niewiast. Moraliści twierdzili, że 
kobiety wystrojone łatwiej wzbudzają pożądanie u mężczyzn, wywołują 
u  nich skłonność do grzechu, a  tym samym powodują zgubę ich dusz. 
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Pobłażliwość wykazywano tylko względem mężatek, ponieważ za jedyny 
dopuszczalny powód strojenia się autorzy uznawali chęć podobania się 
mężowi. Poza tym przekonywali, że skromny ubiór, wstydliwość i przy-
mioty charakteru decydują o  pięknie kobiety, zaś przesadnie ozdobione 
stroje świadczą wyłącznie o jej próżności. Tylko jeden z autorów zachę-
cał czytelniczki do przyozdabiania swego ciała. W analizowanych utwo-
rach powtarzały się refleksje o przemijaniu i ulotności rzeczy doczesnych. 
Wszystkie omawiane teksty to wypowiedzi perswazyjne, pouczające, for-
mułujące ówczesne normy postępowania. Autorzy opierali się na obser-
wacji i doświadczeniu życiowym, budując na tej podstawie swoją krytykę 
i zalecenia. 
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Strój współczesnych muzułmanek w świetle 
cyberporad prawnych

S treszczenie         

Artykuł porusza problem kobiecego ubioru we współczesnej kulturze islamu, 
a jego celem jest odpowiedź na pytanie, wobec jakich dylematów stają obecnie 
kobiety muzułmańskie chcące pozostać w zgodzie ze swoją religią i jakie pro-
pozycje otrzymują w wyniku konsultacji z autorytetami prawno-religijnymi 
w tej kwestii. Za punkt odniesienia obrano sunnickie portale internetowe ofe-
rujące porady prawne online (e-fatwy). Wybrano sześć najbardziej popular-
nych portali działających jako globalne platformy edukacji muzułmańskiej. 
Przeanalizowano obecne tam fatwy dotyczące stroju kobiecego, pochodzące 
z okresu ostatnich 20 lat. Z przeprowadzonych badań wynika, że zdecydo-
wana większość cybermuftich reprezentuje nurt zachowawczy, który odrzuca 
możliwość reinterpretacji Koranu i nie bierze pod uwagę zmieniającego się 
świata i nowych sytuacji (w  tym także sytuacji osobistej), w których znala-
zły się kobiety. Uderza przede wszystkim brak otwartości, odwagi w  rozu-
mowaniu i  elastyczności. Purytańska interpretacja dotyczy zwłaszcza stron 
Islamweb.net, Islamqa.info i  Islamway.net, które okazują się stronami sala-
fickimi. Ich oddziaływanie widać także w kontekście pozostałych analizowa-
nych stron, tzn. Dar-alifta.org, Islamqa.org, Islamonline.net, które w kwestii 
ubioru kobiety mają również podejście rygorystyczne. 

S Ł O WA  K LU C Z E : 	 ubiór, muzułmanka, cyberfatwa, islam cyfrowy, salafizm 

A B S T RAC T

Contemporary Muslim Women’s Clothing in the Light of e-Fatwas

The article deals with the issue of women’s dress in contemporary Islamic cul-
ture. It aims to answer the question what of dilemmas Muslim women cur-
rently face when they wish to remain consistent with their religion, and what 
suggestions they receive when consulting legal and religious authorities on 
this issue. Sunni portals offering online legal advice (e-fatwa) were used as 
a reference point. Six of the most popular portals operating as global platforms 
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for Muslim education were selected. The fatwas on women’s attire available 
there over the last 20 years were analyzed. The research shows that the vast 
majority of cybermuftis represent a conservative trend that rejects the possi-
bility of reinterpreting the Qur’an and do not take into account the changing 
world and the new situations (including personal situations) in which women 
find themselves. Above all, there is a lack of openness, courage in argumenta-
tion and flexibility. The puritanical interpretation applies especially to Islam-
web.net, Islamqa.info and Islamway.net, which turn out to be Salafi websites. 
Their influence can also be seen in the context of the other sites, i.e. Dar-alifta.
org, Islamqa.org, Islamonline.net, which also have a strict approach in regard 
to women’s dress.

K E Y W O R D S :  	clothing, Muslim woman, e-fatwa, digital Islam, Salafism 

Wprowadzenie

Strój kobiety muzułmańskiej determinowany jest przez wiele różnych 
czynników, takich jak choćby przynależność etniczna, lokalne tradycje, 
status społeczny i ekonomiczny, a także warunki klimatyczne. Jednak naj-
silniejszy wpływ na niego ma islam.

Jest kilka krajów muzułmańskich, w  których oficjalnie obowią-
zują konkretne normy dotyczące stroju kobiecego 1, jednak w  większo-
ści świata islamu oraz w  społecznościach muzułmańskich żyjących na 
Zachodzie strój kobiety uzależniony jest z  reguły od wymogów męża, 
rodziny, lokalnej społeczności, a także od niej samej (choć w relatywnie 
mniejszym stopniu).

Na ulicach można dzisiaj spotkać zarówno „kobietę tradycyjną”, zwy-
kle bez makijażu, noszącą obszerne, luźne i długie wierzchnie ubrania, 
jak również „kobietę nowoczesną”, preferującą modę zachodnią, któ-
rej ubiór, dodatki i makijaż są z  reguły zgodne z globalnymi trendami. 
Pomiędzy tymi dwiema skrajnościami sytuuje się kobieta starająca się 
łączyć „wymogi religii z potrzebą piękna i mody”, gdzie skromność ubioru 
i  tradycja próbują iść w  parze z  zachodnimi rozwiązaniami i  elegancją 
(Górak-Sosnowska, 2011, s. 202).

Zasady dotyczące stroju muzułmańskiego są regulowane przez prawo 
muzułmańskie (szari’a). Podporządkowanie się prawu wynika z  obo-
wiązku posłuszeństwa człowieka wobec Boga, który jest twórcą prawa (ety-
mologiczne znaczenie słowa „islam” to „całkowite zawierzenie i poddanie 
się Bogu”). Szari’a ingeruje we wszystkie dziedziny życia człowieka. Jako 
prawo Boga jest częścią wiary muzułmańskiej, wypełnianie jego przepisów 

1	 Iran, Arabia Saudyjska, a także Afganistan (O’Donnell, 2022).
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gwarantuje nagrodę w życiu obecnym i przyszłym, a wykroczenie przeciw 
niemu jest jednocześnie grzechem (Prochwicz-Studnicka, 2013) 2.

Fundamentalnym źródłem prawa jest Koran traktowany w całości jako 
Słowo Boga oraz sunna, czyli tradycja proroka Mahometa 3, która czę-
sto służy jako element objaśniający fragmenty Koranu (jeśli niemożliwe 
jest objaśnienie ich za pomocą innego fragmentu) 4. Passusy koraniczne 
dotyczące stroju muzułmańskiego są nieliczne i mają charakter ogólnych 
wskazań, bez interpretacji pozostają mało czytelne (Koran 24:31; 24:60; 
33:53; 33:55; 33:59). Hadisy nie tylko nie precyzują, jak wyglądać ma strój 
muzułmanki, lecz także pozostają niejednolite treściowo, ich wartość jest 
różnie oceniana przez autorytety religijne 5. Istnienie czterech szkół prawa 
w  islamie sunnickim oznacza, że prawnicy poszczególnych szkół mogą 
w  odmienny sposób rozumieć źródła prawa, posługują się także róż-
nymi zestawami hadisów. Różnice w rozwiązaniach widać niekiedy nawet 
w granicach jednej szkoły prawnej. Wszystkie one funkcjonują równole-
gle ze sobą, gdyż w świecie islamu nie istnieje jeden urząd nauczycielski, 
który miałby orzekać, co jest zgodne z prawem, a co nie. Tak dzieje się 
również w kontekście wyglądu i stroju muzułmanki, a brak jedynej obo-
wiązującej wykładni prawa sprawia, że trudno mówić o istnieniu jednego, 
kobiecego stroju muzułmańskiego (Nalborczyk, 2008).

Z tego też względu muzułmanki przywiązane do tradycji, chcące 
podążać za nakazami prawa, napotykają na trudności. Są one wzmac-
niane dodatkowo kontekstem współczesności, gdzie dostępność mody 
zachodniej, akcesoriów modowych i  kosmetyków jest coraz bardziej 
powszechna. I  tym właśnie kontekstem współczesności chciałabym się 
zająć w niniejszym artykule. Za cel obrałam odpowiedź na pytanie, wobec 
jakich dylematów najczęściej stają współczesne kobiety muzułmańskie 

2	 Zakres znaczeniowy wyrażenia „prawo muzułmańskie” wykracza dalece poza znaczenia, 
które nadaje się terminowi „prawo” na gruncie cywilizacji zachodniej.

3	 Zbiór relacji obejmujących wypowiedzi Proroka i  jego postawę w  konkretnych sytuacjach. 
Początkowo relacje, czyli hadisy, były przekazywane przede wszystkim ustnie. Dopiero w IX 
wieku doczekały się systematycznego zebrania oraz przybrały formę uporządkowaną i skon-
wencjonalizowaną. Hadisy mają dwuczłonową strukturę obejmującą: łańcuch tradentów oraz 
właściwą treść przekazywanego hadisu.

4	 Chodzi o  dominujący w  świecie islamu sunnickiego typ tradycyjnej egzegezy koranicznej, 
w której objaśnianie tekstu bazuje niemal wyłącznie na nim samym oraz na materiale prze-
kazywanym z pokolenia na pokolenie przez autorytety muzułmańskie począwszy od Proroka 
(tafsir bi-l-masur). 

5	 Jedną z podstawowych metod weryfikacji prawdziwości tradycji było ustalenie wiarygodno-
ści tradentów i  analiza ich łańcucha. W  ten sposób powstawały klasyfikacje hadisów oparte 
na stopniu wiarygodności poszczególnych przekazicieli, na sposobie recepcji hadisu, liczbie 
poświadczających go świadków, a także ciągłości (kompletności) łańcucha tradentów (szerzej 
zob. Kościelniak, 2006). 
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chcące pozostać w zgodzie ze swoją religią w kwestii ubioru, jakie porady 
prawne (fatwy) otrzymują w wyniku wirtualnych konsultacji oraz jakie 
jest praktyczne i ideologiczne znaczenie takich porad.

W prawie muzułmańskim każdy czyn człowieka musi zostać zakwali-
fikowany do jednej z pięciu kategorii (Prochwicz-Studnicka, 2013). W ten 
sposób w prawnym uporządkowaniu rzeczywistości istnieją czyny:

•	 obowiązkowe (wadżib)  – czyny, których wykonanie przynosi 
nagrodę, a zaniechanie karę,

•	 zalecane (mandub)  – czyny, których spełnianie jest nagradzane 
przez Boga, ale ich zaniedbywanie nie pociąga za sobą kary,

•	 obojętne (mubah)  – spełnianie takich czynów nie wiąże się 
z nagrodą, podobnie odstąpienie od nich nie pociąga za sobą kary,

•	 potępiane (makruh) – czyny, których popełnienie nie przynosi kary, 
zaś unikanie ich jest przez Boga nagradzane, 

•	 zakazane (haram)  – czyny, których unikanie przynosi nagrodę, 
a popełnienie karę. 

Pierwsze cztery kategorie czynów to czyny halal, czyli dozwolone. Jak 
pisze Katarzyna Górak-Sosnowska (2011, s. 376):

Zasadniczym problemem interpretacyjnym religijnego muzułmanina 
jest wyznaczenie granicy między haram a  niższymi kategoriami halal. 
Wierni, którzy mają wątpliwości, mogą zwrócić się o  opinię prawną, 
czyli fatwę. Wydaje ją specjalnie do tego powołany znawca prawa 
muzułmańskiego – mufti.

Fatwa jest zatem rodzajem porady prawnej, która w islamie sunnickim 
nie ma charakteru wiążącego. Formułowanie fatwy wymaga od muftiego 
nie tylko znajomości klasycznego prawa, ale również współczesnych rea-
liów społecznych i kulturowych, z których pochodzi petent (mustatfi) oraz 
szczególnej wrażliwości na kontekst sytuacyjny i możliwe implikacje fatwy 
(Shah, 2014; Kassem, 2014). Można ją zdefiniować zatem jako próbę imple-
mentacji szari’a do realiów współczesnego świata. Obecnie proces wyda-
wania fatw stał się fundamentalną instytucją dla muzułmanów, która ma 
pomóc w  rozwiązywaniu problemów pojawiających się w życiu codzien-
nym w kontekście społecznym i indywidualnym, duchowym i materialnym, 
a mufti postrzegany jest jako pomost pomiędzy dziedzictwem klasycznej 
nauki prawa a współczesnym światem (Mehmood, 2015; Zabidi, 2019). 

Fatwy są wydawane na zapytanie 6 – współcześnie w krajach muzuł-
mańskich zajmują się tym przede wszystkim urzędy państwowe, tzw. domy 
wydawania fatw (sing. dar al-ifta). Opinia może być wydana w  formie 

6	 Na temat poszczególnych etapów formułowania opinii prawnej zob. Hassan i Wan, 2020.
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pisemnej lub ustnej, może być rozbudowaną wypowiedzią albo krótkim 
„tak” lub „nie”. Krótsza fatwa zwykle przekazuje dobrze ugruntowaną 
normę prawną, rozbudowana może szczegółowo opisywać rozumowanie 
muftiego przy tworzeniu nowej regulacji dla bezprecedensowego przy-
padku (Hendrickson, 2013). Wraz z rozwojem mediów cyfrowych w Inter-
necie pojawiło się wiele stron oferujących fatwy online. Takie poradnictwo 
stało się szczególnie popularne wśród muzułmanów żyjących w diaspo-
rach, gdyż daje ono możliwość kontaktu z uznanymi centrami prawnymi 
świata islamu. E-fatwy (cyberfatwy) wydają indywidualni mufti lub ofi-
cjalne instytucje. Są one archiwizowane online w  postaci banków fatw. 
Takie banki pojawiają się na stronach poświęconych wyłącznie poradni-
ctwu prawnemu lub w ramach portali tematycznych poświęconych ogól-
nie islamowi, mogą mieć charakter lokalny lub globalny. 

1. Metoda i zakres badań

Na potrzeby artykułu wybrano sześć najbardziej popularnych, sunnickich 
portali internetowych oferujących fatwy online, a  jednocześnie dających 
możliwość zwracania się z prośbą o jej wydanie. Wyboru portali dokonano 
spośród tych, które nie są przeznaczone dla konkretnej – lokalnej – spo-
łeczności, ale działają jako globalne platformy edukacji muzułmańskiej 
(Bunt, 2003). Po dokonaniu ich wyboru przeanalizowano fatwy dotyczące 
stroju kobiety, na części stron zebrane pod hasłem: „ubiór i ozdoby” (al-
-libas wa-z-zina), pochodzące z okresu ostatnich 20 lat (większość stron 
powstała na przełomie XX i XXI wieku).

1.1. Islamweb.net 

Portal założony w  1989 roku pod auspicjami katarskiego Ministerstwa 
Waqfów (Skovgaard-Petersen, 2018), posiada 6 wersji językowych. W lipcu 
odnotował 36 800 000 wejść (o 10,94% więcej niż w czerwcu) 7. W  tym 
samym czasie najwięcej użytkowników portalu pochodziło z  Egiptu, 
Algierii, Arabii Saudyjskiej, Maroka i Francji (razem ponad 50% wszyst-
kich użytkowników) 8. W sposób całościowy prezentuje islam. Portal ma 

7	 Similarweb, https://www.similarweb.com/website/islamweb.net/#ranking (dostęp: wrzesień 
2022).

8	 Similarweb, https://www.similarweb.com/website/islamweb.net/#geography (dostęp: wrze-
sień 2022). Por. częstotliwość wyszukiwania strony w ciągu ostatnich 12 miesięcy: Googletrends, 
https://trends.google.com/trends/explore?q=islamweb.net (dostęp: wrzesień 2022).

https://www.similarweb.com/website/islamweb.net/#geography
https://trends.google.com/trends/explore?q=islamweb.net
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charakter prozelityczny 9. Jak można przeczytać na stronie, jej celem jest 
przede wszystkim zwiększenie świadomości muzułmanów, w tym także 
konwertytów, na temat szeroko pojętego islamu, z zachowaniem umiar-
kowania w głoszonych poglądach. Fatwy stanowią tylko jeden z jego ser-
wisów. Są anonimowe i nieprzypisane do konkretnej szkoły. 

1.2. IslamQA.info

Portal założony w  1997 roku przez hanbalitę, Muhammada al-
-Munadżdżida (ur.  1960, Syria), ucznia Abd al-Aziza Ibn Baza 
(zm.  1999), skrajnie konserwatywnego, wpływowego teologa i  praw-
nika, wielkiego muftiego Arabii Saudyjskiej w latach 1993–1999. W 2002 
roku został zarejestrowany pod adresem Al-Khobar w Arabii Saudyjskiej 
(Bunt, 2003). Posiada 16 wersji językowych. Za miesiąc lipiec odnotował 
19 800 000 wejść (o 16,78% więcej niż w czerwcu) 10. W tym samym czasie 
najwięcej użytkowników portalu pochodziło z Arabii Saudyjskiej, Egiptu, 
Stanów Zjednoczonych, Wielkiej Brytanii i Algierii (razem niemal 50% 
wszystkich użytkowników) 11. Zgodnie z  informacją na stronie 12 wszyst-
kie porady prawne są nadzorowane przez Muhammada al-Munadżdżida, 
a celem strony jest zarówno wsparcie edukacyjne dla muzułmanów, jak 
i szerzenie islamu. 

1.3. Islamway.net

Niewiele wiadomo o założycielach strony, prawdopodobnie działa od 1998 
roku. Islamway.net propaguje islam i  światopogląd muzułmański, ma 
ambicje dotrzeć do wiernych w każdym zakątku świata 13. Portal ma cha-
rakter poradnikowy i edukacyjny, jego celem jest także szerzenie islamu. 
Aktualnie posiada dwie wersje językowe – angielską i arabską, przy czym 
zdecydowana większość internautów korzysta z  wersji arabskojęzycz-
nej strony. Potwierdzają to statystyki similarweb.com, zgodnie z którymi 

9	 Islamweb.net, https://www.islamweb.net/en/index.php?page=aboutus (dostęp: sierpień 2022).
10	 Similarweb, https://www.similarweb.com/website/islamqa.info/#ranking (dostęp: wrzesień 

2022)
11	 Similarweb, https://www.similarweb.com/website/islamqa.info/#geography (dostęp: wrzesień 

2022). Por. częstotliwość wyszukiwania strony w  ciągu ostatnich 12 miesięcy: Googletrends, 
https://trends.google.com/trends/explore?q=islamqa.info (dostęp: wrzesień 2022).

12	 Islam Question & Answer, https://islamqa.info/en/about-us (dostęp: wrzesień 2022).
13	 Islamway.net, https://ar.islamway.net/page/101/%D9%85%D9%86-%D9%86%D8%AD%D9%86 

(dostęp: wrzesień 2022).

https://www.islamweb.net/en/index.php?page=aboutus
https://www.similarweb.com/website/islamqa.info/#ranking
https://www.similarweb.com/website/islamqa.info/#geography
https://trends.google.com/trends/explore?q=islamqa.info
https://islamqa.info/en/about-us
https://ar.islamway.net/page/101/%D9%85%D9%86-%D9%86%D8%AD%D9%86
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w  lipcu najwięcej użytkowników portalu pochodziło z  Egiptu, Arabii 
Saudyjskiej, Algierii i Stanów Zjednoczonych (razem ponad 60% wszyst-
kich użytkowników) 14. W  tym samym miesiącu odnotowano 6  200  000 
wejść (o 4,9% więcej niż w czerwcu) 15. Podobnie jak porady Islamweb.net 
oraz Islamqa.info, te także nie są przypisane do konkretnej szkoły. Fatwy 
Islamway.net są tylko jednym z  serwisów. Większość porad sygnowana 
jest nazwiskiem muftiego. Mają formę odpowiedzi pisemnych, ustnych, 
a także formę wideo.

1.4. Islamqa.org

IslamQA.org to repozytorium porad prawnych. Obecnie dysponuje prawie 
94 tysiącami fatw zebranych z oficjalnych pomniejszych, lokalnych stron 
instytucji muzułmańskich na całym świecie zajmujących się m.in. porad-
nictwem prawnym. Pytania i odpowiedzi pogrupowane są według klucza 
szkół prawnych. Odpowiedź na każde pytanie opatrzona jest nazwiskiem 
muftiego oraz odsyła do oryginalnej strony (z reguły o zasięgu lokalnym). 
Repozytorium działa od 2012 roku, niewiele wiadomo o  założycielach 
strony oraz o jej hostingu. W lipcu odnotowano 2 900 000 wejść (o 7,55% 
więcej niż w czerwcu) 16. W tym samym czasie najwięcej użytkowników 
portalu pochodziło ze Stanów Zjednoczonych, Wielkiej Brytanii, Paki-
stanu, Kanady i  UAE (razem ponad 60% wszystkich użytkowników) 17. 
Strona funkcjonuje wyłącznie w wersji anglojęzycznej.

1.5. Islamonline.net 

Portal został założony w 1997 roku przez Jusufa al-Qaradawiego (ur. 1926, 
Egipt), jednego z  dobrze rozpoznawalnych współczesnych myślicieli 
muzułmańskich, czołowego ideologa islamizmu, propagatora ruchu wasa-
tijja (arab. wasat – środek, centrum) określanego jako umiarkowany isla-
mizm (szerzej zob. Polka, 2019). Portal funkcjonuje w arabskiej i angiel-
skiej wersji językowej. W lipcu portal zanotował 2 400 000 odsłon (o 3,73% 

14	 Similarweb, https://www.similarweb.com/website/islamway.net/#geography (dostęp: wrzesień 
2022).

15	 Similarweb, https://www.similarweb.com/website/islamway.net/#ranking (dostęp: wrzesień 2022).
16	 Similarweb, https://www.similarweb.com/website/islamqa.org/#ranking (dostęp: wrzesień 2022).
17	 Similarweb, https://www.similarweb.com/website/islamqa.org/#geography (dostęp: wrzesień 

2022). Por. częstotliwość wyszukiwania strony w  ciągu ostatnich 12 miesięcy: Googletrends, 
https://trends.google.com/trends/explore?q=islamqa.org (dostęp: wrzesień 2022).

https://www.similarweb.com/website/islamway.net/#geography
https://www.similarweb.com/website/islamway.net/#ranking
https://www.similarweb.com/website/islamqa.org/#overview
https://www.similarweb.com/website/islamqa.org/#geography
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więcej niż w czerwcu) 18. W  tym samym czasie najwięcej użytkowników 
portalu pochodziło z  Egiptu, Arabii Saudyjskiej, Algierii, Stanów Zjed-
noczonych i  Maroka (razem niemal 50% wszystkich użytkowników) 19. 
Islamonline.net został zarejestrowany w Chicago, w Stanach Zjednoczo-
nych. Przeznaczony jest przede wszystkim dla muzułmanów, ale zainte-
resowani islamem także mogą znaleźć coś dla siebie. Zamieszcza sporo 
artykułów o tematyce islamskiej, zachęca czytelników do współtworzenia 
strony poprzez przesyłanie własnych propozycji artykułów. Odpowiedzi 
na pytania mają formę dłuższych wypowiedzi, przypominających bardziej 
poradnictwo rodzinne, wychowawcze czy psychologiczne niż fatwę (choć 
zawsze oparte są na przepisach prawa). Portal przyjął metodę przesyła-
nia zapytań do muftich pochodzących z kraju petenta tak, by w odpowie-
dzi można było uwzględnić kontekst lokalny (Skovgaard-Petersen, 2018). 
Spora część porad to wypowiedzi uznanych i wyspecjalizowanych w zakre-
sie prawa muzułmańskiego uczonych, głównie z USA, Kanady i Wielkiej 
Brytanii. Islamonline.net cieszy się szczególnym zainteresowaniem wśród 
muzułmanów w Stanach Zjednoczonych (Zaman, 2008), a jego charakter 
można określić jako „oświecony konserwatyzm” (Cesari, 2004). 

1.6. Dar-alifta.org

Dar al-Ifta al-Misrijja jest jedną z  najważniejszych, obok Uniwersytetu 
Al-Azhar, państwowych instytucji religijnych, założony w 1895 roku jako 
egipska fundacja religijna. Przewodzi jej Wielki Mufti Egiptu, od 2013 
roku jest nim cieszący się ogromnym autorytetem Szawqi Allam (ur. 1961). 
Dar al-Ifta al-Misrijja prowadzi działalność naukową, edukacyjną i kon-
sultacyjną w zakresie prawa muzułmańskiego 20. Wydawanie fatw stanowi 
tylko jeden z obszarów jej aktywności. Rada ds. fatw działająca w ramach 
Dar al-Ifta al-Misrijja jest ważnym punktem odniesienia w życiu religij-
nym społeczeństwa egipskiego i jego codziennych wyborach, ale jej wpływ 
ma także zasięg międzynarodowy. Instytucja posiada ogromne archiwum, 
z którego część doczekała się publikacji 21 oraz została zamieszczona na 

18	 Similarweb, https://www.similarweb.com/website/islamonline.net//#ranking (dostęp: wrze-
sień 2022).

19	 Similarweb, https://www.similarweb.com/website/islamonline.net/#geography (dostęp: wrze-
sień 2022). 

20	 Egypt’s Dar Al-Ifta, https://www.dar-alifta.org/Foreign/Module.aspx?Name=aboutdar (dostęp: 
wrzesień 2022).

21	 Al-Fatawa al-islamijja min Dar al-ifta al-misrijja. (1980/1400-1997/1418). Al-Qahira: Matabi‘a 
al-Ahram at-Tidżarjja, t. 1-20.

https://www.similarweb.com/website/islamonline.net/#geography
https://www.dar-alifta.org/Foreign/Module.aspx?Name=aboutdar
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stronie. Trudno o dokładne dane, kiedy została założona strona interne-
towa instytucji. Obecnie portal posiada fatwy w 5 wersjach językowych. 
Ponad 55% internautów w lipcu pochodziło z Egiptu, USA, Wielkiej Bry-
tanii, UAE i Kanady 22. Portal zanotował wówczas 536 500 odsłon, co sta-
nowi liczbę większą o  2,85% w  stosunku do miesiąca czerwca 23. Fatwy 
wydawane są w siedzibie Dar al-Ifta, mailowo, faksem, a także telefonicz-
nie (w językach arabskim, angielskim, francuskim i niemieckim).

Trudno jednoznacznie odpowiedzieć na pytanie, kim są internauci 
korzystający z wirtualnych porad prawnych, w  tym także tych dotyczą-
cych kobiecych ubiorów. Mogą być nimi zarówno muzułmanie z  kra-
jów z większością muzułmańską, gdzie dostęp do mediów cyfrowych jest 
obecnie relatywnie wysoki 24, jak i muzułmanie z diaspory. Dzięki narzę-
dziom wykorzystanym w niniejszym artykule (oferującym m.in. informa-
cje dotyczące ruchu internetowego) oraz analizie opisów własnej sytuacji 
przez internautki zwracające się z prośbą o poradę do cybermuftich udało 
się ustalić, że większość muzułmanów odwiedzających portale z fatwami 
pochodzi z Europy i Stanów Zjednoczonych. Potwierdzają to także inni 
badacze tematu (Cesari 2004; Zaman, 2008). 

Reasumując, uzyskany obraz dotyczący kobiecych ubiorów odnosi się 
przede wszystkim do młodych muzułmanek w wieku pomiędzy 18. a 34. 
rokiem życia 25, pochodzących z diaspory (głównie ze Stanów Zjednoczo-
nych, Kanady i Wielkiej Brytanii) oraz w dużo mniejszym stopniu arab-
skich muzułmanek z Bliskiego Wschodu i Afryki Północnej.

Muzułmanie z  diaspory wykorzystują media cyfrowe, by pogłębić 
swoją wiedzę o islamie, o konkretnych praktykach religijnych, chcą roz-
wiać swoje wątpliwości w zakresie norm, którymi powinni się kierować 

22	 Similiarweb, https://www.similarweb.com/website/dar-alifta.org/#geography (dostęp: wrzesień 
2022). 

23	 Similarweb, https://www.similarweb.com/website/dar-alifta.org/#ranking (dostęp: wrzesień 
2022).

24	 Na podstawie danych statystycznych dotyczących światowego korzystania z  Internetu, można 
powiedzieć, że w tym momencie dostęp świata islamu do mediów cyfrowych sięga m.in. na Bli-
skim Wschodzie 77%, w krajach Afryki Północnej oraz w krajach muzułmańskich Afryki Subsa-
haryjskiej 42%, Azerbejdżanie 85%, Afganistanie 22,9%, Pakistanie 50,9%, Bangladeszu 77,2%, 
Indonezji 76,3%, Malezji 93,8%. Trzeba pamiętać, że dostęp do Internetu waha się znacznie 
w poszczególnych regionach i krajach, na przykład od Libii z 94,8-procentowym dostępem, po 
Somalię z wartością 12,8%. Internet World Stats (stan na 31 grudnia 2021), www.internetworld-
stats.com (dostęp: czerwiec 2022). 

25	 Zob. Similiarweb, https://www.similarweb.com/website/islamweb.net/#demographics; https://
www.similarweb.com/website/islamonline.net/#demographics; https://www.similarweb.com/
website/islamqa.info/#demographics; https://www.similarweb.com/website/islamqa.org/# 
demographics; https://www.similarweb.com/website/dar-alifta.org/#demographics (dostęp: wrze-
sień 2022).

https://www.similarweb.com/website/dar-alifta.org/#geography
https://www.similarweb.com/website/dar-alifta.org/#ranking
http://www.internetworldstats.com
http://www.internetworldstats.com
https://www.similarweb.com/website/islamweb.net/#demographics
https://www.similarweb.com/website/islamqa.info/#demographics
https://www.similarweb.com/website/islamqa.info/#demographics
https://www.similarweb.com/website/dar-alifta.org/#demographics
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w codziennym życiu – zwłaszcza że mniejszość muzułmańska nie zawsze 
posiada odpowiednio wykształconych muftich znających jednocześnie 
język i realia kraju (Górak-Sosnowska, 2011). Stąd też tak duża popular-
ność serwisów z fatwami. Wirtualny islam pomaga także społecznościom 
muzułmańskim zintegrować się mimo geograficznych odległości i stwo-
rzyć poczucie wspólnoty (Cesari, 2004).

2. Strój współczesnych muzułmanek 
w świetle cyberporad prawnych

System społeczny islamu odrzuca swobodę seksualną oraz zwalcza zacho-
wania i postawy, które mogłyby do niej prowadzić. Islam wyraźnie pod-
kreśla istnienie różnic biologicznych między płciami (z czego z kolei mają 
wynikać odmienne funkcje społeczne kobiet i mężczyzn). Z tej perspek-
tywy mężczyzna ma naturę bardziej popędliwą i łatwo ulega namiętnoś-
ciom, kobieta z kolei ma słabość do podobania się mężczyznom i do zwra-
cania swoją osobą uwagi.

Wpływ kobiety na mężczyznę jest silniejszy i dlatego relacje te muszą być 
otoczone pewnymi regułami moralnych zachowań. Prorok powiedział 
„Nie ma bardziej szkodliwej pokusy dla mężczyzny niż pokusa ze strony 
kobiet” (Abu-Rub i Zabża, 2002, s. 146–147).

Ograniczenie pokusy w kontaktach obu płci następuje między innymi 
poprzez wprowadzenie zasad dotyczących ubioru muzułmanina i muzuł-
manki. Z  punktu widzenia islamu strój kobiety nie jest formą jej dys-
kryminacji i ucisku, ale czymś, co pozwala jej na zachowanie godności 
i chroni przed zaczepkami i napastliwością mężczyzn. Jest on rozumiany 
jako rodzaj zasady, nazywanej zasadą hidżabu 26, która ma obowiązywać 
przy kontaktach kobiet z mężczyznami. W szerszym kontekście jest mani-
festacją wierności Bogu, stwarza odpowiednie warunki do rozwoju wiary 
na poziomie jednostkowym i zbiorowym, zapewnia spójność i  siłę spo-
łeczeństwu (Abu-Rub i Zabża, 2002). Same kobiety coraz częściej decy-
dują się na ubiór zgodny z zasadą hidżabu, traktując to zwłaszcza jako 
element samoidentyfikacji, manifestacji własnych poglądów, wyrażenia 

26	 Arabskie słowo hidżab oznacza m.in. rzecz, która uniemożliwia coś, utrudnia, powstrzymuje 
lub wyklucza; rzecz, która zasłania, ukrywa, zakrywa lub chroni coś lub kogoś; przegrodę, 
barierę, zasłonę (Lane, 2003, s.v.). W kontekście ubioru hidżab jest także określeniem na kon-
kretne nakrycie głowy zakrywające włosy, uszy i szyję, które może być zakładane na rozmaite 
sposoby.
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swojej tożsamości społecznej, a niekiedy także jako formę prozelityzmu 
(dawa 27).

Rzut oka na fatwy z działu poświęconego ubiorowi kobiety oraz ozdo-
bom pokazuje, że najczęściej powracające dylematy w  obszarze ubioru 
dotyczą kwestii zasłaniania lub odkrywania twarzy i dłoni w rozmaitych 
sytuacjach, zakładania spodni, noszenia butów na obcasie, sandałów, sto-
sowania makijażu, w  tym lakieru do paznokci, eksponowania biżuterii, 
noszenia tzw. muzułmańskich strojów kąpielowych, noszenia elementów 
stroju przeznaczonych dla mężczyzn (głównie bielizny), noszenia ubrań 
z wizerunkami ludzi i zwierząt, ubrań zachodnich lub z logo zachodnich 
marek (głównie bielizny), a także ubioru domowego.

Mając na uwadze cel artykułu, analizę treściową ograniczono do pytań 
i odpowiedzi poruszających kwestie stroju w wyraźnym kontekście współ-
czesności, czyli takich, które w  klasycznym prawie muzułmańskim nie 
mogły mieć precedensu (a  zatem pominięto np. kwestię biżuterii czy 
zasłaniania twarzy i  dłoni). W  ten sposób wydzielono pięć najczęściej 
pojawiających się, choć nie jedynych dylematów:

•	 zasada hidżabu a  wymogi środowiska lokalnego i  wykonywanej 
pracy,

•	 spodnie (zwłaszcza dżinsy) noszone w obecności mężczyzn niena-
leżących do maharim,

•	 nadruki z wizerunkami ludzi i zwierząt na odzieży,
•	 burkini,
•	 lakier do paznokci (jako element dopełniający strój kobiety) a mod-

litwa kanoniczna.

2.1. Zasada hidżabu a wymogi środowiska lokalnego 
i wykonywanej pracy

Problem stroju doczekał się szczegółowego omówienia w prawie muzuł-
mańskim. Podstawowym wymogiem, jaki powinien stawiać sobie wierny 
w doborze stroju, jest skromność. W kontekście kobiety, zgodnie z zasadą 
hidżabu, będzie to ubiór luźny, długi i  z  nieprzeźroczystego materiału, 
którym kobieta nie zwróci uwagi mężczyzny, nie wzbudzi jego zaintere-
sowania i nie stanie się obiektem seksualnego pożądania, co – jak była już 

27	 Dawa (dosł. wezwanie, zaproszenie, agitacja) – koncepcja „zapraszania do islamu” niemuzuł-
manów; w perspektywie teologicznej dawa rozumiana jest jako głoszenie i rozpowszechnianie 
islamu wynikające z metahistorycznego postrzegania każdego człowieka jako muzułmanina 
(tzn. mającego w swojej naturze zaszczepiony islam). Obowiązek dawa spoczywa na każdym 
muzułmaninie.
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o tym mowa – w konsekwencji mogłoby doprowadzić do zburzenia ładu 
i harmonii nie tylko na poziomie rodziny, ale także całego społeczeństwa. 
Zasada hidżabu uwzględnia także awrę 28 kobiety, czyli te części ciała, które 
powinny być zakryte.

Granica kobiecej awry różni się w zależności od stopnia pokrewieństwa 
z osobą, w obecności której się znajduje. Mężczyzną najbliższym kobiecie 
jest jej mąż i kobieca awra nie ma tu racji bytu. Z kolei mężczyźni określani 
jako maharim (sing. mahram), czyli ci, z którymi kobieta nie może wejść 
w związek małżeński (ojciec, ojciec męża, bracia, synowie, synowie męża, 
synowie braci, sióstr) mogą zobaczyć głowę, szyję, dekolt, łydki i  stopy 29. 
Awra kobiety wobec obcych mężczyzn obejmuje całe ciało oraz włosy, nato-
miast przynależność do niej twarzy i dłoni jest przedmiotem dyskusji.

Z analizy treściowej cyberporad wynika, że w kontekście współczes-
nych problemów, z  jakimi stykają się kobiety, powtarzają się pytania 
o pogodzenie wymogów środowiska lokalnego i wykonywanej pracy (lub 
pracy potencjalnie wykonywanej w przyszłości) z zasadą hidżabu. Stano-
wisko muftich jest następujące: zasada hidżabu jest obowiązkiem kobiety, 
należy do kategorii wadżib 30. Jeśli edukacja lub praca z tytułu jej charak-
teru lub wymogów pracodawcy w jakimkolwiek stopniu wymaga odrzu-
cenia zasady hidżabu (na przykład zdjęcia nakrycia głowy lub odsłonięcia 
rąk), wówczas kobieta może zrezygnować z tego obowiązku tylko w jed-
nym przypadku – gdy jej praca stanowi jedyne źródło utrzymania. Mufti 
wykorzystują tutaj znane w prawie muzułmańskim pojęcie konieczności 
(darura) 31. W takiej sytuacji kobieta musi ograniczyć kontynuację pracy do 
minimum koniecznego do znalezienia innego zajęcia 32. Poza tą sytuacją 

28	 Arab. awra – pudendum kobiety i mężczyzny; wszystko, co człowiek zasłania ze względu na 
wstyd i skromność (Lane, 2003, s.v.). 

29	 Tak twierdzą hanafici. Sytuacja kształtuje się nieco odmiennie w przypadku pozostałych szkół 
prawnych, gdzie problematyczny staje się temat dekoltu, ramion i  stóp (Abu-Rub i  Zabża, 
2002).

30	 DI_ang 6146, 10669; IO_arab Amr az-zaudż bi-adami-l-hidżab, At-Ta’arud bajna-t-talim wa-
-l-hidżab; IW_arab 69889, 79624, 13545, 43884; IWay_arab Judżbarna ala chul al-hidżab fi-l-
-madrasa, Hukm chul al-hidżab ta’atan li-r-ra‘is fi-l-amal, Hal tark al-hidżab min al-kaba‘ir?, 
Naz al-hidżab min adżli-l-amal; QAI_arab 131775, 93145 (objaśnienie zastosowanych skrótów 
znajduje się na końcu artykułu).

31	 Pojęcie konieczności (darura) wskazuje na pewne okoliczności faktyczne, które zwalniają jed-
nostkę z nakazów i zakazów nałożonych przez Boga (np. widmo śmierci głodowej zwalnia 
muzułmanina z zakazu spożywania wieprzowiny). W szerszym znaczeniu darura nie ozna-
cza stricte przymusu, ale bardziej praktyczną konieczność, wymogi życia społecznego i eko-
nomicznego. Darura może być uzasadnieniem dla decyzji prawnych (Linant de Bellefonds, 
1991). 

32	 DI_ang, 6865; DI_arab 13887; IW_ang 404956, 381333; IW_arab 120802; QAI_arab 176738; 
QAI_ang 152061; QAO 88490, 19346. 
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żadna inna nie może być usprawiedliwieniem dla zdjęcia hidżabu. Cyber-
porady przypominają także, że według prawa muzułmańskiego utrzy-
manie kobiety jest obowiązkiem mężczyzny mahram, czyli na przykład 
obowiązek utrzymania żony i dzieci spoczywa na mężu. Miejsce kobiety 
powinno zatem znajdować się w domu 33.

Egzemplifikacją może być casus muzułmanki, która będąc na studiach 
medycznych, planuje specjalizację ginekologiczną. Zwraca uwagę na 
konieczność podwijania podczas pracy rękawów uniformu do łokci oraz 
na konieczność ściągania niqabu (zasłony na twarzy, którą nosi w pozosta-
łych sytuacjach) podczas przyjmowania pacjentów. Wydaje się, że kobieta 
chciałaby znaleźć potwierdzenie dla takiej możliwości, zastrzegając, że 
wyjazd i studia medyczne w kraju muzułmańskim są dla niej nieosiągalne 
ze względu na brak zgody rodziców na wspólny wyjazd, brak mahrama, 
który jako opiekun prawny byłby chętny jej towarzyszyć, oraz barierę języ-
kową. Punktem wyjścia w  poradzie prawnej, jaką otrzymuje, jest przy-
pomnienie, że jeśli kobieta nie musi pracować zarobkowo, bo wystarcza 
jej utrzymanie męża, ojca lub kogokolwiek, kto jest zobowiązany do jej 
utrzymania, to – jeśli skutkowałoby to zdjęciem hidżabu – nie wolno jej iść 
do pracy:

Jeśli nie musisz pracować (…), a twoja praca będzie skutkowała miesza-
niem się z mężczyznami nienależącymi do maharim oraz z niewiernymi, 
a także podleganiem prawu niemuzułmańskiemu, które nie zwraca uwagi 
na orzeczenia szari’a, co spowoduje, że będziesz musiała robić rzeczy, 
które są sprzeczne z nakazami Boga i Jego Proroka 34, tzn. nie zakrywać się 
i nie przestrzegać [zasady] hidżabu, będzie to prowadziło do pokus i nara-
żania się na gniew i karę Boga. To, co radzimy, to nie podejmować się tego 
zawodu i szukać innych rodzajów pracy, w których będziesz mogła przy-
nieść korzyść muzułmanom 35.

Według muftiego najlepszym rozwiązaniem byłoby powstanie dzięki 
współpracy i hojności wiernych szpitala muzułmańskiego, w którym obo-
wiązywałyby normy szari’a: „w tym przypadku mogłabyś tam pracować, 
zachowując swoją skromność oraz hidżab, i nie musiałabyś występować 
przeciwko żadnemu z nakazów Boga i Jego Proroka” 36.

33	 IO_ang Can a Muslim Lady Abandon Hijab to Work?; IW_ang 84834, 435553, 381333; IW_arab 
23057; IWay_arab Fi badi-l-buldan kad tudżbar al-muslima ala chul al-hidżab; QAI_arab 93145.

34	 W tłumaczeniach pominięto utrwalone w języku i kulturze formuły pochwalne i wyrażające 
szacunek, stosowane po każdorazowym wypowiedzeniu imienia Boga i Mahometa.

35	 QAI_ang 217968. 
36	 QAI_ang 217968.
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Bojaźń bożą, cierpliwość, odwagę oraz wytrwałość w noszeniu hidżabu 
cybermufti zalecają w przypadku, gdy kobiety (te przebywające czasowo 
lub na stałe na Zachodzie) doświadczają osobiście obecności nastrojów 
antymuzułmańskich i dlatego chciałyby z niego zrezygnować. W sytua-
cji zagrożenia życia powinny pozostać w domu, a nawet rozważyć powrót 
do swojej ojczyzny 37. Jednym z wielu przykładów może być casus mło-
dej muzułmanki noszącej hidżab (tu jako nakrycie głowy) w zachodniej 
szkole, w której styka się z problemem stygmatyzowania i deprecjonowa-
nia. Matka zwraca się retorycznie do muftiego – „Co pozostaje? Utrata 
twarzy w hidżabie czy kontynuacja nauki bez hidżabu?”. W opinii widnieje 
przypomnienie o bezwzględnym obowiązku zakrywania głowy: „Korzyść 
z zachowania religii ma pierwszeństwo przed każdą inną korzyścią” 38.

Reasumując, zasada hidżabu jest indywidualnym obowiązkiem każdej 
muzułmanki i poza sytuacją absolutnej konieczności życiowej ani praca 
zawodowa, ani edukacja, własny komfort czy poczucie bezpieczeństwa 
nie mogą stanowić wystarczającego powodu dla jej porzucenia.

2.2. Spodnie (zwłaszcza dżinsy) noszone w obecności 
mężczyzn nie należących do maharim

Westernizacja strojów męskich i kobiecych w świecie arabskim i  szerzej 
islamu rozpoczęła się w XIX wieku wraz z coraz bardziej intensywnymi 
i  bezpośrednimi kontaktami z  Zachodem rozszerzającym swe posiad-
łości kolonialne. Początkowo westernizacja strojów objęła tylko kręgi 
wojskowe, wysokich urzędników i  nową elitę intelektualną (stanowiącą 
głównie wykształconych w  Europie arabskich studentów), nie zyskując 
aprobaty w  środowiskach uboższych i  religijnych 39. Zachodnie ubrania 
symbolizowały wówczas nowoczesność i  wykształcenie, ale przez cały 
XIX wiek stanowiły mniejszość (Stillman, 2003).

Ogólnie rzecz biorąc, to muzułmańscy mężczyźni porzucali trady-
cyjny strój szybciej niż muzułmańskie kobiety, a proces ten przyspieszył 
po I wojnie światowej. Coraz bardziej powszechne stawały się tak rozwią-
zania modowe oparte na zachodnim stylu, jak i zachodnie techniki pro-
dukcyjne. Jednak do dzisiaj kraje arabskie i szerzej muzułmańskie mimo 

37	 IW_ang 33755; IW_arab 3894; QAI_arab 69432; QAO 42722, 20475, 169402, 169353. 
38	 IW_ang 440626, zob. także IW_arab 30735. 
39	 Chodzi o środowisko alimów – uczonych muzułmańskich, znawców prawa, teologii, interpre-

tatorów Koranu, sunny itp., pełniących funkcję lokalnych sędziów, kaznodziejów, muftich, eks-
pertów w dziedzinie nauk prawno-religijnych, nauczycieli i wykładowców w muzułmańskich 
szkołach i uczelniach wyższych.
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trendów globalizacyjnych zachowały tradycyjną odzież i w wielu środowi-
skach wciąż pozostaje ona normą (Stillman, 2003).

Stąd nie dziwią wątpliwości dotyczące noszenia spodni przez kobiety, 
a  zwłaszcza dżinsów. Częściej padają pytania o  spodnie noszone poza 
domem, wobec mężczyzn nienależących do maharim 40. W tym zakresie 
mufti różnią się w swojej opinii.

W przeanalizowanych tutaj opiniach część muftich zwraca uwagę na 
to, że jeśli kobieta chce nosić spodnie, ich wygląd musi być zgodny z usta-
lonym kanonem prawnym w tej kwestii, a więc długie, sięgające za kostkę, 
szerokie, luźne – nieopinające sylwetki oraz z nieprzeźroczystego mate-
riału 41. Część muftich idzie jeszcze dalej, zezwalając na noszenie spodni 
tylko pod tuniką o  długości przynajmniej do kolan lub pod sukienką. 
Noszenie spodni tylko z  koszulą, podkoszulkiem, kurtką itp. jest zaka-
zane 42 (same te elementy ubioru nie spełniają zasady hidżabu).

Znaleźć można także opinie, które biorą pod uwagę intencję, z  jaką 
kobieta chce nosić spodnie 43. Jeśli intencją kobiety jest naśladowanie męż-
czyzn (gdyż początkowo spodnie przeznaczone były tylko dla nich), a zgod-
nie z zasadą właściwego ubioru żaden z  jego elementów nie może przy-
pominać ubioru płci przeciwnej 44, wówczas spodnie nie są dozwolonym 
elementem stroju. Podobnie jeśli intencją jest naśladowanie stroju niemu-
zułmanów 45 (noszenie zwłaszcza dżinsów przez dziewczęta i młode kobiety 
postrzegane jest jako moda związana wyraźnie z kulturą zachodnią), wów-
czas także noszenie spodni jest klasyfikowane jako czyn zakazany 46.

Przyjmowania obcych kanonów piękna/mody za swoje zdaniem tylko 
jednej muftini nie należy klasyfikować jako czynu zakazanego, lecz potę-
pianego (makruh), który ma negatywny wpływ na tożsamość religijną 

40	 Na pytania dotyczące możliwości noszenia dżinsów z  t-shirtem czy bluzką/koszulą wobec 
mężczyzn maharim, a więc zwykle w domu, fatwy udzielają odpowiedzi negatywnej, np. QAO 
169674, 83984, 124079, zob. także IW_ang 373312. 

41	 DI_arab 15272; 4800; IO_ang Can women wear pants outside?; IW_ang 174133; IWay_arab 
Libas al-mara al-bantalun; QAO 45081, 21800, 34148. 

42	 IO_ arab Lubs al-bantalun li-l- mara; IW_ang 113595, 81209, 5521; IWay_arab Hukm lubs an-
nisa li-l-bantalun; QAO 52509. 

43	 Takie podejście uzasadniane jest zazwyczaj hadisem: „Zaprawdę działania są [osądzane] na 
podstawie intencji” (Dżami as-sahih li-l-Buchari, 1400AH, t. 1, s. 13, hadis nr 1). 

44	 Często cytowaną wypowiedzią Mahometa na ten temat jest hadis: „Wysłannik Boga przeklął 
te spośród kobiet, które naśladują mężczyzn, oraz tych spośród mężczyzn, którzy naśladują 
kobiety” (Al-Dżami al-kabir li-t-Tirmizi, 1996, t. 4, s. 486, hadis nr 2784). 

45	 Zakaz naśladowania innowierców potwierdzać ma m.in. hadis: „Ktokolwiek upodabnia się do 
jakichś ludzi [w tym, co robi], jest jednym z nich” (Sunan Abi Dawud, 2009AD/1430AH, t. 6, 
s. 144, hadis 4031).

46	 IW_ang 113595; QAO 52509, 525616, 9784. 
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wiernych, przyczyniając się do „stopniowego poddawania się kulturo-
wemu kolonializmowi, który rozwadnia islam i kultury muzułmańskie” 47.

Wreszcie ostatnią grupę fatw stanowią opinie traktujące dosłownie 
cytowane przez mnie relacje z  tradycji Proroka o  zakazie naśladowni-
ctwa 48 i zabraniające na ich podstawie noszenia spodni, a zwłaszcza dżin-
sów 49, np.:

Pytanie: Moja córka ma 9 lat i uczy się w klasie IV. Chciałaby nosić spod-
nie i koszulę. Sprzeciwiamy się tego typu dress code’owi. Córka twierdzi, 
że jej koleżanki z klasy są również muzułmankami i noszą takie stroje. Co 
w tym złego? Idąc do szkoły, zakłada abaję. Jaka jest twoja rada?
	 Odpowiedź: (…) To źle, że twoja córka naśladuje swoje koleżanki ze 
szkoły, nie ubierając się skromnie i nie będąc posłuszną Bogu. Wkrótce 
stanie się dojrzałą kobietą, którą mogą pożądać mężczyźni. Mężczyźni 
mogą chcieć ją poślubić lub znajdować przyjemność, patrząc na nią lub 
ją dotykając. Prorok poślubił Aiszę, gdy ta miała 9 lat. Dlatego nie wolno 
pozwolić córce nosić koszuli i spodni, takie zachowanie może przynieść 
szkodę. 
	 Taki ubiór pokazuje kształt jej ciała, może skusić mężczyzn. Jest 
on również uważany za naśladowanie mężczyzn, a  Prorok przeklinał 
kobiety, które to robią. Twoim obowiązkiem jest zabronić córce ubiera-
nia się w ten sposób i poinformować ją o dobru wynikającym z noszenia 
hidżabu – ochronie, czystości kobiet i dodatkowo posłuszeństwie wobec 
Boga. To jest nasza rada. Radzimy też, abyś wybrała jej dobre przyjaciółki, 
które będą ją prowadzić do postawy posłuszeństwa wobec Boga i pomagać 
jej w tym, a trzymała ją z dala od złych przyjaciółek, które nie ubierają się 
skromnie. Mogłyby one wpłynąć [źle] na jej zachowanie i wiarę 50. 

Z kolei Muhammad al-Usajmin (zm. 2001), znany saudyjski egzegeta 
koraniczny, teolog i prawnik, zakaz noszenia spodni (bez względu na ich 
materiał i krój) wyprowadził z faktu, że nogawki spodni ukazują każdą 

47	 QAO 169674. 
48	 Tylko jeden mufti traktuje zakaz noszenia spodni przez kobiety wyprowadzony z zakazu naśla-

dowania mężczyzn jako anachroniczny. We współczesnym świecie, także w  świecie islamu, 
noszenie spodni nie jest według niego wyłączną domeną mężczyzn, ale również kobiet. Stąd 
hadis zakazujący naśladowania mężczyzn przez kobiety, choć wciąż aktualny, nie może być 
obecnie brany pod uwagę w kontekście noszenia spodni, gdyż nie ma tu mowy o naśladowa-
niu. Zgadza się natomiast z opinią, że muszą one być wystarczająco luźne, by kształt nóg nie 
był widoczny, QAO 455.

49	 IW_ang 85748; IWay_arab Ma hukm lubs al-bantalun li-l-mara?, Lubs al-bantalun bi-n-nisba 
li-n-nisa; Lubs al-mara li-l-bantalun; 16745,; QAI_ang 23329; QAI_arab 218388, 60131; QAO 
18476, 1546, 23172.

50	 IW_ang 88156. 
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nogę oddzielnie, a owo „rozdzielenie” łamie obowiązek pełnego zasłania-
nia się kobiety ukazującego jedynie ogólny zarys sylwetki 51.

Reasumując, noszenie spodni – jeśli jest uznawane za czyn dozwolony, 
obarczone jest wieloma zastrzeżeniami. Równolegle uznawane jest także 
za czyn zakazany. 

2.3. Nadruki z wizerunkami ludzi i zwierząt na odzieży

Zakaz przedstawiania postaci ludzi i zwierząt zrodził się najprawdopo-
dobniej na przełomie VII i VIII wieku na pograniczu bizantyjsko-muzuł-
mańskim. W Koranie nie ma ani jednego fragmentu zakazującego two-
rzenia przedstawień figuralnych, toteż anikoniczność musiała znaleźć 
oparcie w  sunnie Proroka. Istnieje około 200 hadisów (Danecki, 2003), 
które na kilka różnych sposobów wyrażają zakaz przedstawiania istot 
żywych – posiadających tchnienie życia (arab. zawat al-arwah). 

Tchnienie życia jest prerogatywą wyłącznie Boga, stąd jakiekolwiek 
przedstawianie postaci ludzi i  zwierząt zostało uznane za naśladowa-
nie Boga w dziele stworzenia. Zakaz wypływał także z obawy, iż przed-
stawione postaci mogą stać się przedmiotem kultu. Zarówno argument 
pierwszy (podmiotowy), jak i  drugi (przedmiotowy) miał swoje źródło 
w  najważniejszym fundamencie islamu głoszącym absolutną jedyność 
Boga. 

Jak zauważa Jamal J. Elias (2012), obecność samego przedstawienia 
figuratywnego nie zawsze budzi zastrzeżenia Mahometa, a postawa wobec 
takiego obrazu jest determinowana zarówno jego treścią, jak i kontekstem, 
w  którym się pojawił 52. Inaczej mówiąc, mimo niewątpliwie negatyw-
nego stosunku do wizerunków ludzi i zwierząt, islamowi przez całą jego 
historię towarzyszyła ambiwalencja w  tym zakresie. Możliwa była taka 
interpretacja tradycji Proroka, która dopuszczała obecność przedmiotów 
z przedstawieniami figuralnymi w codziennym użytkowaniu – na przy-
kład dywanów, zasłon, naczyń, a także zabawek dla dzieci (tj. przedmio-
tów, które niszczą się poprzez ich użytkowanie, po których się chodzi, 
na których się siedzi itp.). Praktykowano także rozwiązanie polegające na 
przedstawianiu (na przykład na niektórych miniaturach) ludzi i zwierząt 

51	 IW_arab 19791.
52	 J.J.  Elias (2012, s.  9) przytacza hadis relacjonowany przez Aiszę: „Posłaniec Boży wrócił 

z podróży, kiedy ja umieściłam zasłonę z obrazami nad moim pokojem. Kiedy Posłaniec Boga 
to zobaczył, zerwał ją i powiedział: Ludzie, którzy otrzymają najsurowszą karę w Dniu Zmar-
twychwstania, to ci, którzy próbują stwarzać tak jak Bóg! Przerobiliśmy więc [zasłonę] w jedną 
lub dwie poduszki”.
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pozbawionych głów lub twarzy jako części ciała wskazujących na obec-
ność życia (posiadanie tchnienia życia) (Danecki, 2003; Elias, 2012).

Analiza fatw poświęconych ubiorowi pokazuje spore zainteresowanie 
internautek (i internautów) kwestią odzieży z nadrukami ludzi i zwierząt. 
Tylko portal Islamonline.net w  jednej opinii dotyczącej fotografii wspo-
mniał o nadrukach na odzieży jako czymś dozwolonym: 

Jeśli chodzi o  rysunek na tablicach [reklamowych], papierze lub ubra-
niach, nie należy on do kategorii haram, chyba że przedmiot rysunku sam 
w sobie jest zabroniony 53.

Na pozostałych stronach kwestia noszenia ubrań posiadających 
jakiekolwiek wizerunki ludzi i zwierząt jest dużo szerzej dyskutowana, 
a w argumentacji pojawiają się odwołania do klasycznego dyskursu prawa 
dotyczącego przedstawień. Cyberporady zakazują noszenia odzieży, 
w  tym także bielizny, z  nadrukami, podciągając to pod zakaz tworze-
nia, posiadania, a także handlowania czymkolwiek, co przypomina (oży-
wione) postaci ludzi i  zwierząt 54. Opierają się na dosłownym rozumie-
niu wybranych tradycji Proroka, na przykład: „Aniołowie nie wchodzą 
ani do domu, w  którym (…) są obrazy (tasawir) 55”, „Autorzy obrazów 
zostaną ukarani w Dniu Zmartwychwstania, gdyż powie się im: Dajcie 
życie temu, co stworzyliście” (Dżami as-sahih li-l-Buchari, 1400AH, t. 4, 
s. 81, hadis 5949 i 5950). Tylko jeden mufti (hanaficki) kwalifikuje nosze-
nie ubrań z wizerunkiem twarzy jako czyn potępiany (makruh) 56.

Jednocześnie większość porad dopuszcza, również na bazie sunny 
Mahometa, noszenie odzieży, na której wizerunki są tak małe, że nieroz-
poznawalne, są pozbawione nosa, oczu, ust lub też zmienione poprzez ich 
przeszycie tak, iż oryginalne przedstawienia tracą swój wygląd i nie mogą 
być uznane za istoty żywe (pl. zawat al-arwah) 57. 

53	 IO_arab Hukm at-taswir al-futughrafi.
54	 DI_arab, 7238; IW_arab 16711, 4371; QAO 17101, 52528.
55	 Arab. taswir pl. tasawir – obraz, posąg, obrazek; wszystko, co jest uformowane, ukształtowane 

na podobieństwo któregokolwiek ze stworzeń Bożych, ożywionych lub nieożywionych (Lane, 
2003, s.v.).

56	 QAO 176409.
57	 IW_ang 4549; IW_arab 100299; IWay_arab Ma hukm al-malabis allati fiha suwar ridżal aw haja-

wan?; Hukm al-malabis allati fiha suwar; Hukm al-malabis allati alajha suwar zawat al-arwah; 
QAI_arab 83154, 3332, 226090, 143709; QAO 45140, 176409, 33507, 80313; por. IW_ang 84440, 
gdzie noszenie koszulki z niewielkim logo Lacoste nie zyskało zgody.
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2.4. Burkini

Osobną kategorię strojów, o którą z pytaniem do cybermuftich zwracają 
się internautki, stanowią stroje kąpielowe. Basenów, a  zwłaszcza plaż 
przeznaczonych wyłącznie dla kobiet jest niewiele. Jednak w niektórych 
miastach, także na Zachodzie, gdzie populacja muzułmanów jest względ-
nie duża, niektóre baseny organizują godziny wejść jedynie dla kobiet 58. 
Na plażach większość muzułmanek nie zdejmuje ubrań, brodząc tylko po 
wodzie, niekiedy zdarza się, że muzułmanka decyduje się wykąpać w peł-
nym ubraniu. Niemniej jednak moda kąpielowa dla muzułmanek rozwija 
się i od pewnego czasu na rynku istnieją specjalnie przeznaczone dla nich 
stroje kąpielowe. Jednym z bardziej popularnych jest burkini. Zaprojek-
towała je australijska muzułmanka pochodząca z Libanu, Aheda Zanetti 
(Górak-Sosnowska, 2011). Nazwa stroju pochodzi ze złożenia dwóch 
słów: burka oraz bikini. Burkini jest dwuczęściowe, obejmuje spodnie 
do kostek przypominające legginsy oraz sukienkę/tunikę do połowy uda 
lub nawet do kolan z długimi rękawami i kapturem. Oryginalne burkini 
powinno być uszyte z szybkoschnącego i minimalnie nasiąkającego polie-
stru (Górak-Sosnowska, 2011).

Zasadniczo burkini nie spotyka się z  przychylnością cybermuftich. 
Okazuje się, że problem, który dostrzegają niektórzy, nie dotyczy tylko 
noszenia burkini jako ryzyka łamania zasady skromności, ale także samej 
formy rekreacji, nawet jeśli ma służyć ona celom zdrowotnym (np. samo 
pływanie na basenie może być wystarczającym czynnikiem odciągającym 
kobietę od jej codziennych obowiązków oraz od wiary i na tej podstawie 
powinno zostać zakazane) 59. Niewielka część fatw zezwala na noszenie 
burkini w towarzystwie innych kobiet i mężczyzn maharim pod warun-
kiem, że nie podkreśla kształtów 60, choć trudno obiektywnie wyznaczyć 
granicę, po przekroczeniu której strój już nie będzie podkreślał kształtów. 
Niektórzy mufti są zdania, że każde burkini pokazuje kobiece kształty, 
a po wyjściu z wody przylega do ciała jeszcze bardziej. Tym samym zakła-
danie burkini nawet w towarzystwie samych kobiet lub mężczyzn maha-
rim jest zabronione 61. Z przeanalizowanych tu fatw tylko jedna zezwalała 

58	 M.in. Londyn, Marsylia, Malmö, Bruksela, Nowy Jork, San Diego, Melbourne.
59	 QAI_arab 159926; QAI_ang 159926, 23464.
60	 IO_ang Permissibility of Wearing Swimming Suits, Can a Muslim Woman Go to Public Swimming 

Pools?; QAO 31546. 
61	 IW_ang 131471; QAI_ang 1075; QAO 95090, zob. także fatwy na temat pływania kobiet 

w ogóle w  towarzystwie kobiet lub mężczyzn maharim, np.  IW_arab 51090, 56245, 139470; 
IWay_arab Hukm as-sibaha li-l-mara, Zahab al-mara ila hammam as-sibaha ma’ taghtijjat 
al-awra. 
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na noszenie burkini na plaży pod warunkiem, że spodnie będą luźne, 
a  góra będzie miała formę tuniki do kolan, zaś dodatkowo wychodząc 
z wody, kobieta owinie się ręcznikiem 62. Kryteria pozwalające na noszenie 
stroju kąpielowego w pozostałych przypadkach są dokładnie takie same 
jak dla kobiecego stroju w  ogóle, a  więc powinien sięgać do ziemi, być 
luźny i z grubszego oraz nieprześwitującego materiału. Stąd zrozumiałe 
jest, że żadna z przeanalizowanych fatw nie daje zgody na burkini, które 
tego kryterium spełnić nie może.

Reasumując, na publicznej plaży lub basenie burkini nie jest praktycz-
nym rozwiązaniem dla muzułmanek.

2.5. Lakier do paznokci a modlitwa 

Sporo pytań zadawanych przez współczesne kobiety dotyczy lakieru do 
paznokci. Nie chodzi o to, czy malowanie paznokci jest dozwoloną formą 
dopełniania stroju kobiety, choć takie pytania również padają, ale o  to, 
czy kobieta może mieć pomalowane paznokcie w sytuacji przystępowa-
nia do modlitwy. Modlitwa kanoniczna wymaga stanu czystości rytual-
nej (tahara), którą można osiągnąć poprzez rytualne obmycie się – małe 
(wudu) lub duże (ghusl) polegające na obmyciu całego ciała. Rodzaj ablu-
cji zależy od typu nieczystości. Małe ablucje wymagane są m.in. po wizy-
cie w toalecie, dotykaniu intymnych części ciała, dotknięciu osoby innej 
płci (z wyjątkiem współmałżonka), a także po przebudzeniu 63. Małe ablu-
cje wymagają m.in. przemycia wodą dłoni i stóp. Jeśli paznokcie są poma-
lowane, woda nie dociera do nich i z prawnego punktu widzenia ablucje 
takie są nieważne. Dla tradycyjnych muzułmanek oznacza to w  prak-
tyce konieczność rezygnacji z malowania paznokci, biorąc pod uwagę, iż 
kanoniczna modlitwa w islamie sunnickim odprawiana jest pięciokrotnie 
w ciągu dnia.

W 2012 roku polska firma Inglot wypuściła na rynek linię oddychają-
cych lakierów O2M, które przepuszczają tlen i parę wodną. W 2013 roku 
Mustafa Umar (obecnie dyrektor ds. edukacji w  Islamskim Instytucie 
w hrabstwie Orange w Kalifornii, założyciel i  dyrektor Kalifornijskiego 
Uniwersytetu Islamskiego, a  także członek wykonawczy Rady Ameryki 
Północnej ds. Fiqhu) zamieścił na swojej stronie internetowej sugestię, że 
istnieją solidne podstawy, aby wierzyć, że woda (w postaci pary) przesiąka 
do paznokci podczas noszenia tego lakieru. Tym samym obecność lakieru 

62	 QAO 169739.
63	 Współcześnie w niektórych środowiskach nie zawsze dokonuje się małych ablucji przed każdą 

z pięciu modlitw, uzależnione jest to od indywidualnej decyzji wiernego.
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na paznokciach nie unieważniałaby ablucji, a jego noszenie w tym kon-
tekście byłoby dozwolone (halal) (Umar, 2012).

Na stronach internetowych pojawiła się wówczas ogromna liczba pytań 
do muftich, czy paznokcie malowane oddychającym lakierem Inglot nie 
unieważniają ablucji przed modlitwą (z  czasem kolejne firmy wypusz-
czały linie oddychających lakierów, stąd obok pytań o Inglot pojawiały się 
pytania o dopuszczalność stosowania lakierów innych marek).

Cybermufti do dzisiaj bardzo ostrożnie podchodzą do tego tematu 
i udzielają negatywnej odpowiedzi 64. Jej podstawą jest z jednej strony brak 
badań nad przepuszczalnością wody przeprowadzonych osobiście lub zle-
conych przez zespoły wydające fatwy 65, z  drugiej strony jest to kwestia 
postaci, w jakiej woda potencjalnie styka się z paznokciem. Podczas ablu-
cji woda musi przemyć każdy paznokieć. Według niektórych klasycznych 
prawników (faqihów) „mycie” oznacza przepływ wody w taki sposób, „aby 
woda kapała, przy czym minimalna ilość kropli to dwie” 66. W przypadku 
lakierów „oddychających” woda ma postać pary wodnej, a  to  – według 
muftich – jest absolutnie niewystarczające 67.

Pojawia się także zalecenie, by nie brać za wiążącą opinii firmy pro-
dukującej lakier, że muzułmanka nie musi go usuwać przed wykonywa-
niem ablucji: „Uważamy bowiem, że właściciele firmy są najprawdopo-
dobniej w większości niemuzułmanami, a oświadczenia niemuzułmanów 
w odniesieniu do kwestii szari’a nie mogą być akceptowane (…)” 68.

Wnioski

Szczególnie we współczesnym świecie przywiązane do tradycji muzuł-
manki mają potrzebę afirmowania swojej religii także poprzez strój. 
Jednocześnie wymogi codziennego dnia, współczesne trendy modowe, 
a  także potrzeba i  chęć dbałości o  wygląd sprawiają, że muzułmanka, 
zwłaszcza na Zachodzie, napotyka w  tym względzie szereg wątpliwo-
ści w życiu zawodowym, rodzinnym i osobistym, które każą jej dokony-
wać wyborów. Jako kobieta chcąca pozostać w zgodzie z zasadami islamu 
zwraca się o poradę do autorytetu prawnego, nierzadko opisując szczegó-
łowo swoją sytuację.

64	 IW_ang 264721; QAO 134180, 102547.
65	 IW_ang 206266. 
66	 QAO 85859. 
67	 IO_ang Wiping over Nail Polish in Wudu; QAI_ang 202971; QAI_arab 202971; QAO 134324.
68	 IW_ang 206266.
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Fatwy dotyczące ubioru, być może z wyjątkiem spodni 69, mają względ-
nie zbliżone odpowiedzi. Niestety zazwyczaj nie biorą one pod uwagę 
sytuacji osobistej, w jakiej znajduje się kobieta, ani kontekstu społecznego 
czy realiów zmieniającego się świata. Proponują czasem wręcz naiwne 
rozwiązania, których realizacja jest po prostu niemożliwa. Wśród więk-
szości muftich uderza przede wszystkim brak otwartości, odwagi w rozu-
mowaniu i elastyczności (zob. także Shah, 2014). Mimo wykorzystywania 
elektronicznego medium, nowoczesnego layoutu stron, prezentowane tre-
ści nie są progresywne. Jak ujmuje to Zulfiqar Ali Shah (2014, s. 2):

muzułmańscy juryści próbują rozwiązywać skomplikowane współczesne 
problemy za pomocą dawnych narzędzi, mglistej analogii, naśladowni-
ctwa i przestarzałych, związanych z klasycznymi szkołami prawa meto-
dologii, a  jednocześnie zamykają praktycznie drzwi idżtihadu (innowa-
cyjnego analitycznego rozumowania), starając się chronić tradycję (…).

Nawet na stronie Islamonline.org Jusufa al-Qaradawiego, który  – 
mimo stania na stanowisku uniwersalności fiqhu – popiera wprowadze-
nie fiqh al-aqallijjat (prawa mniejszości) 70, a więc na wprowadzenie wyjąt-
kowych rozwiązań dla muzułmanów żyjących w mniejszości w krajach 
niemuzułmańskich, w przypadku strojów kobiecych takich rozwiązań po 
prostu brak (z wyjątkiem jednozdaniowej wypowiedzi na temat odzieży 
z  wizerunkami ludzi i  zwierząt, ukrytej w  długim wykładzie na temat 
fotografii).

Zdecydowana większość muftich reprezentuje nurt zachowawczy, 
który odrzuca możliwość reinterpretacji Koranu i nie bierze pod uwagę 
zmieniającego się świata i nowych sytuacji, w których znalazły się kobiety 
ze swoim ubiorem. Można odnieść wrażenie, że zasady określające właś-
ciwy ubiór kobiety są absolutne i  nie można ich zakwestionować (zob. 
także Cesari, 2004). Purytańska interpretacja dotyczy zwłaszcza stron 
Islamweb.net, Islamqa.info czy Islamway.net, pod względem popularno-
ści plasujących się na pierwszych trzech miejscach. Są to strony salafickie, 

69	 Dla części wiernych różnorodność opinii może być zachętą do pójścia w kierunku samodziel-
ności i wyboru rozwiązania, które najbardziej im odpowiada, które jest zgodne z ich sumie-
niem. Jednak dla niektórych taka sytuacja może wywołać poczucie dezorientacji i zagubienia. 

70	 Fiqh al-aqallijjat jest dyskursem prawniczym, rozwiniętym w  latach 90. XX wieku, którego 
celem jest przezwyciężenie przez muzułmanów żyjących na Zachodzie problemów natury 
prawno-moralnej pojawiających się w sferze publicznej i prywatnej oraz troska o utrzymanie 
relacji społecznych na Zachodzie między muzułmanami i niemuzułmanami. Fiqh al-aqallijjat 
uwzględnia dziedzictwo klasycznego prawa muzułmańskiego, ale bierze pod uwagę także spo-
łeczną kondycję mniejszości muzułmańskich na Zachodzie i ich prawne zobowiązania wobec 
zachodnich społeczeństw (szerzej zob. Belhaj, 2014).
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które – jak się wydaje – zdominowały muzułmańską scenę internetowych 
fatw. Ich oddziaływanie widać także w kontekście stron tradycjonalistycz-
nych – Dar-alifta.org, Islamqa.org, Islamonline.net, które w kwestii ubioru 
kobiety reprezentują podejście rygorystyczne, tak że ich wymowa w dużej 
mierze ma również rys salaficki (wyjątkiem mogą być wspomniane wyżej 
pojedyncze sytuacje klasyfikowania czynów jako makruh).

Termin „salaficki” użyty jest tutaj w  znaczeniu nurtu zainteresowa-
nego powrotem do zasad „czystego”, pierwotnego islamu oraz odtworze-
niem gminy muzułmańskiej z  najwcześniejszego okresu obejmującego 
pierwsze trzy generacje muzułmanów (arab. salaf – przodkowie), jednak 
nie poprzez polityczny aktywizm czy dżihadyzm, ale poprzez wielopłasz-
czyznowe nauczanie, poradnictwo, publikacje, inaczej mówiąc: szeroko 
pojętą edukację oraz działania prozelityczne (Abu Rumman, 2014).

Salaficki rys w  cyberporadnictwie widoczny jest przede wszystkim 
poprzez dosłowne odczytanie Koranu i sunny, nadanie tym fundacyjnym 
tekstom nadrzędnej roli wobec ludzkiego rozumu, uznanie ich za jedyny 
akceptowalny wzorzec postępowania, a tym samym preferowanie w sytua-
cjach współczesnego życia tzw. naśladownictwa (rozumianego jako podą-
żanie drogą ustaloną przez Proroka i  autorytety pierwszych generacji 
muzułmanów). Podążanie za tradycją Proroka przejawia się na przykład 
w  postaci wezwania do noszenia tradycyjnych arabskich strojów przez 
kobiety (relatywnie najwięcej cybermuftich jest zwolennikami całkowi-
tego zasłaniania się kobiet, łącznie z twarzą i dłońmi). Wreszcie, ponie-
waż salafici postrzegają rzeczywistość w  kategoriach zerojedynkowych, 
gdzie chrześcijanie, żydzi, czy ogólnie Zachód uznawany jest za wroga, 
którego celem jest zniszczenie islamu poprzez zanieczyszczenie go włas-
nymi koncepcjami i wartościami, dlatego też na poziomie stroju muzuł-
mańskiego konsekwentnie odrzucają wszelkie zachodnie rozwiązania 
modyfikujące strój muzułmański, jak na przykład spodnie czy burkini 71. 
Dla salafitów nie jest istotna przynależność do konkretnej szkoły prawnej, 
stąd porady na ich stronach internetowych kierowane są do wszystkich 
wiernych (Cesari, 2004) 72. 

Fatwa jest muzułmańską praktyką religijną, która pomaga kształtować 
myśli i działania danej społeczności lub osoby. Powszechność treści sala-
fickich w cyberporadnictwie prowadzi do sytuacji, w której nawet muzuł-
manki niebędące salafitkami oceniają swoje praktyki w  zakresie ubioru 
(a także dalej, roli i statusu społecznego) według tego klucza.

71	 Mimo że używane jest określenie „niemuzułmanin” (arab. ghajr muslim, ang. non-Muslim), 
stosowanie określenia „niewierny” (kafir pl. kuffar) jest powszechne. 

72	 Więcej na temat kryteriów klasyfikujących nurt jako salaficki zob. Abu Rumman, 2014, 
s. 39–41. 
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Lista stosowanych skrótów w przypisach uwzględniająca arabsko- i angloję-
zyczną wersję strony (w artykule po skrócie następuje numer fatwy lub – 
w przypadku braku numeru – jej tytuł):

https://www.islamweb.net/ar/ = IW_arab
https://www.islamweb.net/en/ = IW_ang 
https://islamqa.info/ar = QAI_arab
https://islamqa.info/en = QAI_ang
https://islamqa.org/ = QAO
https://islamonline.net/ = IO_arab
https://islamonline.net/en/home/ = IO_ang
https://www.dar-alifta.org/ = DI_arab
https://www.dar-alifta.org/Foreign/default.aspx?LangID=2&Home=1= 

DI_ang
https://ar.islamway.net/ = IWay_arab
https://en.islamway.net/ = IWay_ang 
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spektyw teorii piśmienności. Członek Polskiego Towarzystwa Kulturo-
znawczego oraz Stowarzyszenia Bezkresy Kultury. Zastępca redaktora 
naczelnego czasopisma The Polish Journal of the Arts and Culture. New 
Series.

https://foreignpolicy.com/2022/05/09/taliban-women-burqa-afghanistan-control/
https://foreignpolicy.com/2022/05/09/taliban-women-burqa-afghanistan-control/
https://www.similarweb.com


Wokół stroju w kulturze – Kultura orientalna

391

perspektywy kultury /
perspectives on culture

No. 43 (4,2/2023) 

Iwona Kordzińska-Nawrocka
http://orcid.org/0000-0002-5303-3290

Uniwersytet Warszawski
i.nawrocka@uw.edu.pl

DOI: 10.35765/pk.2023.430402.24

Funkcje stroju w japońskim społeczeństwie dworskim 
epoki Heian (794–1185) 1

S treszczenie         

Tematem tekstu jest strój dworski, jego wyszukana symbolika i funkcje, jakie 
pełnił w  japońskim społeczeństwie arystokratycznym epoki Heian (794–
1185). Ówczesne stroje dworskie w  dużej mierze ukształtowały japońskie 
podejście do odzieży i mody w ogóle, wpływając na późniejsze style i formy 
ubioru, w szczególności kimona. Arystokratyczne społeczeństwo przywiązy-
wało dużą wagę do tworzenia własnego wizerunku poprzez ubiór, który peł-
nił szeroką funkcję komunikacyjną, ujawniając status społeczny danej osoby, 
jej indywidualny gust, a nawet piękno. Dwa dzieła literackie Murasaki Shi-
kibu, jej dziennik dworski Murasaki Shikibu nikki (Dziennik Murasaki Shi-
kibu, 1010), w którym opisuje formalny i ceremonialny strój, oraz jej fikcyjne 
dzieło Genji monogatari (Opowieść o księciu Genjim, 1008), w którym opisuje 
codzienny strój arystokratów, dostarczyły materiału ilustracyjnego do odtwo-
rzenia strojów dworskich. 

S Ł O WA  K LU C Z E : 	 epoka Heian, Murasaki Shikibu nikki, Genji monogatari, 
stroje dworskie, sokutai, jūnihitoe

A B S T RAC T

Functions of Dress in the Japanese Court Society of the Heian Period 
(794–1185) 

The subject of this text is the court costume, its elaborate symbolism, and 
the functions it served in the Japanese aristocratic society during the Heian 
period (794–1185). The court costumes of this era largely shaped the Japanese 
approach to clothing and fashion in general, influencing later styles and forms 
of dress, most notably the kimono. Aristocratic society attached great impor-
tance to the creation of one’s own image through one’s clothing, which served 
a broad communicative function, revealing a person’s social status, individual 

1	 Tekst został napisany w ramach grantu NPRH 22H20008588 (2021–2026).

Sugerowane cytowanie: Kordzińska-Nawrocka, I. (2023). Funkcje stroju w japońskim społeczeń-
stwie dworskim epoki Heian (794–1185). Creative-Commons CREATIVE-COMMONS-BY Perspektywy Kultury, 4/2(43), ss. 391–406. DOI: 
10.35765/pk.2023.430402.24
Nadesłano:  29 .09 .2023	 Zaakceptowano:  28 .10 .2023
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taste, and even beauty. Two of Murasaki Shikibu’s literary works, her court 
diary Murasaki Shikibu Nikki (Diary of Murasaki Shikibu, 1010), in which she 
describes formal and ceremonial attire, and her fictional work Genji Monoga-
tari (The Tale of Genji, 1008), in which she describes the everyday attire of 
aristocrats, provided illustrative material for the creation of court costumes. 

K E Y W O R D S :  	Heian period, Murasaki Shikibu Nikki, Genji Monogatari, 
court costumes, sokutai, jūnihitoe

Epoka Heian (794–1185) w historiografii japońskiej wskazuje na trwający 
ponad 400 lat okres pokoju i stabilizacji władzy cesarskiej oraz domina-
cji kulturowej, skupionej wokół dworu, arystokracji. Z punktu widzenia 
całej kultury japońskiej jest to ważna epoka, ponieważ nastąpiło w niej 
odejście od wcześniej przyjętych i  ślepo powielanych wzorów chińskich 
na rzecz rozwoju kultury rodzimej (kokufū bunka) 2 będącej harmonij-
nym połączeniem elementów obcych z japońskimi. Hasłem przewodnim 
nowych form kulturowych było miyabi  – „dworska, wyrafinowana ele-
gancja”, którą arystokraci kultywowali w  każdej postaci. Dotyczyła ona 
wszelkich sfer życia codziennego, takich jak styl architektoniczny, ogrody, 
meble, sztuka (malarstwo, muzyka, kadzidła, układanie poezji), rozrywki 
i formy spędzania wolnego czasu czy wreszcie stroje. Wśród wielu osiąg-
nięć artystycznych tego okresu właśnie moda i  styl ubierania się zasłu-
gują na szczególną uwagę, ponieważ ukształtowały one tradycyjne podej-
ście Japończyków do stroju w ogóle oraz wpłynęły na późniejsze zasady 
noszenia narodowego stroju, jakim stało się kimono 3. 

Tematem niniejszego tekstu jest zatem strój dworski  – wraz z  jego 
rozbudowaną symboliką oraz funkcjami, jakie pełnił w  społeczeństwie 
i kulturze tego okresu – odtworzony m.in. na podstawie licznych opisów 
zachowanych w dwóch wybranych dziełach literackich autorstwa Mura-
saki Shikibu (979–1025 lub 1031), a mianowicie w jej pamiętniku zaty-
tułowanym Murasaki Shikibu nikki (Pamiętnik Murasaki Shikibu, 1010) 
oraz w Genji monogatari (Opowieść o księciu Genjim, 1008) 4. Wybór tych 

2	 Zapis imion i  terminów japońskich jest zgodny z przyjętą w pracach japonistycznych tran-
skrypcją Hepburna. W zapisie imion zastosowano kolejność japońską, tj. nazwisko poprzedza 
imię.

3	 Na temat samego kimona, jego formy i  miejsca we współczesnej kulturze japońskiej pisze 
m.in.: Zaborowska, B. (2004), Kimono. Jego dzieje i miejsce w japońskiej kulturze oraz Dalby, L. 
(2001) Kimono. Fashioning Culture. 

4	 Genji monogatari, czyli Opowieść o księciu Genjim – arcydzieło literatury japońskiej i świa-
towej, należące do gatunku opowieści dworskich (ōchō monogatari), składa się z  54 ksiąg 
przedstawiających historię życia i miłości tytułowego bohatera – księcia Genjiego oraz jego 
potomków. 
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dwóch dzieł nie jest przypadkowy. Pierwszy utwór to pamiętnik biogra-
ficzny, opisujący służbę pisarki na dworze cesarzowej Shōshi (988–1074) 5, 
w którym autorka dużo miejsca poświęciła uroczystościom dworskim oraz 
noszonym podczas nich strojom ceremonialnym. Drugi utwór z  kolei 
to fikcyjna opowieść o  życiu prywatnym tytułowego bohatera księcia 
Genjiego, pojawiają się w nim zatem opisy strojów nieformalnych, noszo-
nych na co dzień. 

Georg Simmel (1980), który w Filozofii mody zajął się miejscem stroju 
i  szeroko pojętej mody w  kulturze i  społeczeństwie, podkreśla dualizm 
w podejściu do spraw ubioru. Z jednej strony moda i strój są próbą adap-
tacji do narzuconych z góry reguł społecznych, ujednolicenia i przystoso-
wania się do nich, z drugiej zaś odzwierciedlają indywidualne potrzeby 
jednostki, do jakich należy pragnienie zaznaczenia własnej oryginalności 
czy odmienności. Jego zdaniem: 

moda stanowi po prostu jedną z wielu form życia, za pomocą których sta-
ramy się połączyć w  jednolitej sferze działalności tendencję ku społecz-
nemu ujednolicaniu i pragnienie jednostkowego odróżniania się i zmiany 
(Simmel, 1980, s. 181).

W przypadku społeczeństwa japońskiego epoki Heian moda była w wielu 
aspektach regulowana przez system prawny narzucający określone 
rodzaje strojów i  ich kolorystykę, która była powiązana z  pozycją spo-
łeczną. Jednocześnie zaś indywidualne upodobania arystokratów umoż-
liwiały im podkreślenie własnej oryginalności za pomocą doboru kolorów 
i wzorów na strojach. 

Toriimoto Yukiyo (2011) zauważa, że w tym okresie istniały cztery pod-
stawowe reguły związane z ubiorem. Pierwsza dotyczyła podziału strojów 
na odświętne (hare), noszone na dworze podczas uroczystości wagi pań-
stwowej, oraz zwykłe (ke), służące jako strój codzienny, domowy w sytua-
cjach prywatnych. W przypadku mężczyzn strojem oficjalnym był sokutai 
(dosł. ceremonialny strój przepasany pasem), a strojem codziennym nōshi 
(dosł. strój powszedni) lub kariginu (dosł. strój na polowanie), zaś w przy-
padku kobiet strojem oficjalnym było karaginumo (dosł. chińska kami-
zelka i tren), a codziennym uchiki (lub uchigi, czyli strój wielowarstwowy). 

Druga reguła wprowadzała rozróżnienie strojów w  zależności od 
funkcji i stanowiska noszącej je osoby. Zasadniczy podział przebiegał na 
linii stroje urzędnicze  – stroje wojskowe. Trzecim kryterium był kolor 
stroju ściśle powiązany z posiadaną rangą i pozycją społeczną. I wreszcie 

5	 Fujiwara Shōshi, córka Fujiwary Michinagi i druga żona cesarza Ichijō (1008-1036, pan. 1016-
1036). Matka cesarzy Goichijō i Gozusaku. 



Wokół stroju w kulturze – Kultura orientalna

394

perspektywy kultury /
perspectives on culture
No. 43 (4,2/2023) 

ostatnie kryterium dotyczyło samej mody i  indywidualnego stylu, który 
wyrażano przez dopasowanie strojów codziennych do okoliczności oraz 
czterech pór roku. 

Strój jako wyznacznik pozycji społecznej 

Japońskie społeczeństwo dworskie było wysoce zhierarchizowane. Kodeksy 
prawne wprowadzały system rang i odpowiadających im urzędów. Dwór 
japoński wzorował się tutaj na chińskich regulacjach prawnych z okresu 
dynastii Sui (581–618) i Tang (618–907). Wyróżniano cztery rangi książęce 
i dziewięć arystokratycznych 6, a co szczególnie ważne – ranga była dzie-
dziczna. System rang został wsparty ustawami dotyczącymi typów i kolo-
rów strojów, po których rozpoznawano poszczególnych urzędników dwor-
skich i wojskowych. Pierwsze prawo dotyczące strojów (ifukurei/ibukuryō) 
zostało ustanowione już w  603 roku przez księcia Shōtoku (574–622). 
Wprowadził on system nakryć głów (kanmuri), zgodnie z którym wyróż-
niono dwanaście rang dostojników dworskich oznaczonych odpowiednim 
kolorem (Tubielewicz, 1984, s. 55). Były to w kolejności hierarchicznej od 
najwyższej do najniższej rangi: ciemny i  jasny fioletowy, ciemny i  jasny 
niebieski, ciemny i jasny czerwony, ciemny i jasny żółty, szarobiały i biały, 
czarny i szaro-czarny. Kolejne przepisy prawne dotyczące strojów zawarto 
w dwóch kodeksach Taihō ritsuryō (Kodeks ery Taihō) z 702 oraz Yōrō 
ritsuryō (Kodeks ery Yōrō) z 718 roku (Nakamura, 1991, s. 7–9). Ustana-
wiały one trzy rodzaje strojów: strój ceremonialny (raifuku), strój oficjalny 
(chōfuku) i mundur (seifuku). Strój ceremonialny był noszony przez cesa-
rza i urzędników od V rangi wzwyż podczas uroczystości wagi państwo-
wej (np. obchody Nowego Roku, ceremonia intronizacji cesarza etc.), strój 
oficjalny przez urzędników od V rangi wzwyż podczas mniej uroczystych 
okazji, a mundury przez urzędników i zwykłych ludzi nieposiadających 
rangi i  tytułów. Dotyczyło to zarówno mężczyzn, jak i  kobiet. Przepisy 
regulowały również kolory i  wzory wierzchnich szat, które zależały od 
rangi arystokraty czy urzędnika. Dla cesarza był to brązowy, dla następcy 
tronu pomarańczowy, dla książąt krwi i ministrów (posiadających I rangę 
dworską) fioletowy, arystokraci do III rangi nosili jasnofioletowy, arysto-
kraci IV rangi ciemnoczerwony, V  rangi jasnoczerwony, VI i  VII rangi 
odpowiednio ciemny i  jasny zielony, VIII i IX rangi ciemny i  jasny nie-
bieski, zaś osoby z  ludu, nieposiadające żadnej rangi, zakładały stroje 

6	 Kodeks Taihō wprowadzał elitarny system rang i przypisanych do nich urzędów. Były to cztery 
rangi książęce (dla przedstawicieli rodu cesarskiego) i dziewięć rang dworskich, z których I, II, 
III i IX były dwustopniowe, pozostałe zaś czterostopniowe. 
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w kolorze żółtym. W związku tym mundury (seifuku) noszone przez naj-
niższej rangi urzędników miały kolor żółty i  pozostały takie aż do ery 
Meiji (1868–1912). 

Cesarskim zarządzeniem wprowadzono ponadto tzw. kolory zakazane 
kinjiki, które przeznaczone były wyłącznie dla cesarza, jego rodziny i naj-
wyższej arystokracji dworskiej. Należały do nich: jasny brązowy (kōrozen), 
zarezerwowany dla strojów samego cesarza 7, kolor pomarańczowy (ōdan/
ōni), przeznaczony dla następcy tronu, ciemny fioletowy (koki/fuka 
murasaki) i szkarłatny (fukasuō) dla arystokracji pierwszych trzech rang, 
czerwony (kokiake/kokii) dla abdykowanego cesarza, jasny czerwony 
(akashirotsurubami) i jasny zielony (aoshirotsurubami) dla niższych rang. 
Zakazano również noszenia strojów ze specjalnymi ornamentami i wzo-
rami brokatowymi. Cesarz mógł wydać specjalną zgodę na noszenie zaka-
zanych kolorów wybranych osobom, które cieszyły się jego zaufaniem, co 
było wyrazem specjalnego traktowania i względów. Kolory jasny brązowy 
i pomarańczowy do dzisiaj są zakazane, ponieważ są noszone przez cesa-
rza i następcę tronu w Japonii.

Stroje męskie

Stroje męskie dzielono na ceremonialne (raifuku), zakładane w  trakcie 
uroczystości związanych z  ceremonią intronizacji cesarza, świętem plo-
nów Daijōsai czy obchodami Nowego Roku (Akiyama i Komachiya, 1999, 
s. 82), oficjalne chōfuku i nieoficjalne noszone w prywatnych sytuacjach. 
Strojem oficjalnym dla mężczyzn był sokutai (dosł. pas ceremonialny), 
który nazwę zawdzięcza ozdobnemu pasowi (Akiyama i Komachiya, 1999, 
s. 82). Sokutai składał się z kilku elementów, a mianowicie szaty wierzch-
niej hō w kolorze zależącym od pozycji i  rangi. Cesarz i następca tronu 
nosili zakazane kolory kōrozen i ōdan, a do IV rangi obowiązywał kolor 
czarny, poniżej IV rangi czerwony, od VI rangi zaś niebieski. Pod wierzch-
nią szatę hō wkładano krótką kamizelkę hanpi, szatę spodnią z długim tre-
nem shitagasane i szatę akome. Rękawy hō były dosyć szerokie i przekraczały 
50 cm. Bezpośrednio do ciała przylegała szata będąca rodzajem bielizny 
bez podszewki hitoe. Do tego mężczyzna wkładał wierzchnie spodnie ue 
no hakama w białym kolorze, a pod spodem miał spodnie krótsze usztyw-
niające ōguchibakama z dużymi rozpiętymi nogawkami w kolorze czerwo-
nym. Na nogach miał białe skarpetki shitōzu i buty kanokutsu. Był prze-
pasany ozdobnym pasem sekitai, u  boku miał doczepiony krótki miecz, 
a na głowie kapelusz kanmuri. W ręku trzymał shaku – drewnianą laskę 

7	 Cesarz Saga jako pierwszy zaczął nosić oficjalne, ceremonialne stroje w kolorze brązowym. 
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będącą oznaką jego pozycji. Mniej oficjalne wersje to hōko, gdzie zamiast 
spodni z trenem shitagasane mężczyzna zakładał spodnie sashinuki, wygod-
niejsze w poruszaniu się, z nogawkami przewiązanymi sznurkiem. Inna, 
uproszczona wersja stroju męskiego to ikan, który był pozbawiony kami-
zelki hanpi, szaty akome, spodni z trenem shitagasane i pasa sekitai. Na co 
dzień arystokraci zakładali nōshi, czyli strój powszedni lub kariginu – strój 
na polowanie. Strój nōshi składał się z  szaty spodniej hitoe, szaty akome, 
wierzchniego hō i spodni sashinuki. Tutaj kolor nie był ściśle ustalony i zale-
żał od inwencji i gustu mężczyzny. Często zamiast kapelusza kanmuri męż-
czyzna nosił prostszą czapkę eboshi. Istniały wersje letnie i zimowe nōshi. 
Szata zimowa była wykonana ze splotu diagonalnego i miała biały kolor na 
zewnątrz i  indygo z czerwienią pod spodem. Szata letnia miała warstwę 
wierzchnią w kolorze fioletu i była cieńsza. 

Il. 1. 
1.  Kolory zakazane; 2.  Buty męskie kanokutsu; 3.  Kapelusz eboshi; 4.  Strój na polowa-
nie kariginu; 5. Strój codzienny męski nōshi; 6. Strój codzienny kobiecy kazami; 7. Strój 
codzienny kobiecy kouchiki

Źródło: Muzeum Strojów w Kioto (Kyōto Fūzoku Hakubutsukan). Fot. archiwum autorki.
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Kariginu, czyli strój na polowanie, traktowany był również jako ubiór 
codzienny. Arystokraci często zakładali go, udając się na potajemne schadzki 
i spotkania, aby zachować anonimowość i nie zostać rozpoznanym. 

Strój składał się z nakrycia głowy tateeboshi, szaty wierzchniej hō, szaty 
spodniej hitoe, spodni sashinuki i spodni shitabakama. Książę Genji, główny 
bohater Genji monogatari, najczęściej nosi luźne stroje nōshi lub kariginu. 

Prostszą wersją karaginu było suikan zakładany przez niższych rangą 
urzędników lub chłopców. Wyróżniał się krótszymi nogawkami w spod-
niach, które miały długość tuż za kolana.

Il. 2. Strój ceremonialny męski sokutai

Źródło: Muzeum Strojów w Kioto (Kyōto Fūzoku Hakubutsukan). Fot. archiwum autorki.

Stroje żeńskie

Odświętne stroje kobiece to karaginumo, nazywane również jūnihitoe. 
Nazwa jūnihitoe jest późniejsza, pojawiła się pod koniec XII w. i dosłow-
nie wskazuje na dwanaście warstw albo po prostu wiele warstw stroju. 
Wielowarstwowe stroje jūnihitoe słynęły z  zastosowania unikalnej dla 
Japonii kolorystyki z  wyraźnymi zmianami sezonowymi, a  także z  ele-
ganckiego zestawienia gradacji barw od jasnej do ciemnej lub odwrot-
nie, widocznej na kołnierzu, mankietach i  spodzie szat. Jūnihitoe skła-
dało się z  kilku warstw strojów noszonych jedna na drugiej. Licząc od 
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warstwy najbliżej ciała, były to: szata bez podszewki nakładana bezpo-
średnio na ciało hitoe, od dwóch do pięciu warstw uchiki lub inaczej itsut-
suginu (dosł. pięć warstw), szata z miękkiego, lejącego się jedwabiu uchi-
ginu, którą poddawano pilśniowaniu specjalnymi drewnianymi młotkami, 
następnie szata wierzchnia uwagi, tren mo i kamizelka karaginu. Pod te 
warstwy kobieta zakładała spodnie nagabakama w  kolorze czerwonym, 
w ręku trzymała wachlarz, który służył do zasłaniania się. Poszczególne 
warstwy ubioru były bardzo cienkie i kolorowe. Poruszanie się w nich było 
dosyć utrudnione, a i sam strój nie należał do wygodnych. Zakrywał prak-
tycznie całe ciało kobiety poza twarzą i włosami. 

Il. 3. Strój ceremonialny kobiecy karaginumo, inaczej jūnihitoe

Źródło: Muzeum Strojów w Kioto (Kyōto Fūzoku Hakubutsukan). Fot. archiwum autorki.

Dziewczynki pełniące służbę na dworze lub w rezydencjach arystokra-
tów nosiły prostszy strój kazami bez kamizelki karaginu i trenu mo. Pod-
czas podróży kobiety zakrywały twarz dużym kapeluszem (tsubo shōzoku) 
lub kapeluszem z woalką (ichimegasa).

Strojem mniej oficjalnym było uchiki lub kouchiki, najczęściej bez 
trenu mo i kamizelki karaginu, w którym rękawy poszczególnych szat były 
krótsze (Genjizuten, s. 97). 

W Murasaki Shikibu nikki odnajdziemy wiele niezwykle szczegóło-
wych opisów oficjalnych strojów dam dworu pełniących służbę na dworze 
cesarzowej Shōshi. Oto przykład:

W tym roku dama Dainagon była odpowiedzialna za opiekę nad małym 
księciem. Pierwszego dnia Nowego Roku miała na sobie szatę uchiki 
w czerwonym kolorze, na to założyła barwioną na kolor winogron szatę 
wierzchnią i  czerwoną kamizelkę karaginu oraz wzorzysty tren mo. 
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Drugiego dnia włożyła czerwono-śliwkową szatę wierzchnią, ciemno-
czerwoną szatę uchiginu, niebieską kamizelkę karaginu i wzorzysty tren 
mo. Trzeciego zaś dnia założyła szaty z tkanego jedwabiu w zestawieniu 
kolorystycznym wiśni sakura, gdzie wierzchnia warstwa jej stroju była biała 
i miała fioletową podszewkę. Na to miała nałożoną kamizelkę w czerwo-
nawym kolorze. Zazwyczaj kiedy zakłada się szatę uchiginu w ciemno-
czerwonym kolorze, to szata uchiki jest barwy jasnoczerwonej, a  kiedy 
uchiginu jest jasnoczerwone, to wkłada się uchiki ciemnoczerwone. Damy 
dworu cesarzowej zakładają na siebie zazwyczaj sześć zestawów kolory-
stycznych od ciemnego do jasnego koloru, jak na przykład zestawy zie-
lony moegi, czerwony suō czy żółty yamabuki. Inne damy stosują grada-
cje odwrotną, od jasnego do ciemnego koloru, jak zestaw śliwy kōbai czy 
zestaw jasny usuiro. Do tego dobierają wierzchnie szaty i wyglądają w nich 
nad wyraz reprezentacyjnie (Murasaki, 1971, s. 123–124).

Jak widać, do strojów formalnych przywiązywano na dworze cesarskim 
dużą wagę, dopasowując je do pozycji i posiadanej rangi oraz wieku osoby 
je noszącej.

Strój jako forma komunikacji w relacjach męsko-damskich 

Ervin Goffman traktuje ubiór jako ważny element komunikacji niewer-
balnej w relacjach interpersonalnych. Ubiór, jego zdaniem, pełni funkcję 
fasady, która służy informowaniu o wielu aspektach życia: upodobaniach, 
postawach życiowych czy pozycji społecznej (Goffman, 2000, s. 53–54). 
W kulturze dworskiej strój informował nie tylko o pozycji, ale również 
o  urodzie i  atrakcyjności fizycznej, odgrywając ważną rolę w  relacjach 
międzyludzkich. Ówczesne zwyczaje miłosne zdecydowanie ograniczały 
bezpośredni kontakt między kobietą a mężczyzną, którzy poza dworem 
cesarskim nie mieli praktycznie okazji do bezpośrednich spotkań. Kobieta 
najczęściej spędzała czas w swoim domu, ukryta za parawanami, żalu-
zjami i zasłonami, a w kontaktach bezpośrednich zasłaniała twarz wachla-
rzem. Mężczyzna mógł w jeden sposób przekonać się, na ile atrakcyjna 
jest kobieta, a mianowicie zakradał się wieczorem pod jej dom i z ukry-
cia przez szpary w ogrodzeniu podziwiał ją z daleka. Takie tajemnicze 
spotkania określano mianem „ukradkowego podpatrywania” kaimami. 
Sceny kaimami służyły w  opowieściach dworskich do przedstawienia 
wyglądu kobiety i często stawały się zaczątkiem romansów. Warto podkre-
ślić, że mężczyzna, obserwując kobietę, z oddali nie widział dokładnie jej 
postaci, a zwracał uwagę przede wszystkim na jej strój oraz makijaż. Atry-
butami urody kobiecej, przedstawianymi w literaturze pięknej, były dłu-
gie, czarne i błyszczące włosy, biała cera oraz wspaniały, wielowarstwowy 
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strój. To właśnie harmonijnie dobrany strój stanowił przedmiot zachwytu, 
świadczył o  urodzie danej osoby i  był odbierany w  kategoriach dzieła 
sztuki, natomiast nagość traktowano jako coś okropnego, wręcz nieeste-
tycznego. Murasaki Shikibu w  pamiętniku przedstawiła historię dwóch 
dam dworu, którym w nocy ukradziono stroje i znaleziono je nagie sie-
dzące w  swojej komnacie. Relacjonując całe zajście, Murasaki podkre-
śliła, że „do tej pory nie może zapomnieć widoku ich nagich ciał, który 
był przerażający. Nie było w  nim absolutnie nic atrakcyjnego” (Mura-
saki, 1971, s. 223). W literaturze pięknej tego okresu nagość jest praktycz-
nie pomijana, pojawia się jedynie w opisach zamieszek i starć wojennych 
i stanowi dowód na upokorzenie i poniżenie – szczególnie kobiet. 

W Genji monogatari można odnaleźć wiele przykładów scen kaimami. 
W zamieszczonej poniżej scenie książę Genji, siedząc schowany na tara-
sie, podgląda damy grające w grę go. 

Jako pierwszą dostrzegł od razu tę, którą od dawna był już zauroczony. 
Jej spodnia szata w kolorze ciemnego fioletu miała wyraźny wzór w paski. 
Na nią kobieta założyła jeszcze jedną warstwę, trudno mu było dostrzec 
jaką, ale sprawiała wrażenie dobrze dopasowanej. Kształt jej głowy, małe 
i drobne ciało nie wyróżniały się niczym szczególnym. Naprzeciw niej sie-
działa druga kobieta, ale starała się nie pokazywać twarzy, jakby się przed 
kimś ukrywała. Grała w go, a jej nad wyraz szczupłe i wąskie ręce scho-
wane były w rękawach. Obok nich po wschodniej stronie pokoju siedziała 
jeszcze jedna kobieta. Była wyraźnie widoczna. Miała na sobie białą, 
cienką jedwabną szatę, a na niej jeszcze jedną warstwę czerwoną z wierz-
chu z  lekko fioletową podszewką. Pod spód założyła czerwone spodnie 
mocno ściśnięte tasiemką (Murasaki, 1964a, s. 310–311).

Zarówno kobiety, jak i mężczyźni stosowali różne sztuczki czy techniki, 
aby poprzez wielowarstwowe i kolorowe stroje zwrócić na siebie uwagę 
i przyciągnąć wzrok płci przeciwnej. Były to na przykład iidashiginu, czyli 
wystawianie przez lekko uniesione żaluzje w  powozie rękawów szat, 
oshiide – wystawianie rękawów i fragmentów szat za parawan stojący przy 
łożu – oraz uchiide – wystawianie rękawów i fragmentów szat za żaluzje 
zasłaniające wejście do pokoju.

W Genji monogatari w księdze Aoi (Malwa) pojawia się opis iidashiginu. 

Powóz wykonany z  cyprysu był już trochę podniszczony, ale jego 
zewnętrzne zasłony były bardzo eleganckie. Osoba siedząca w  środku, 
ukrywała się za zasłoną, a przez lekko uniesione żaluzje powozu wysta-
wały rękawy i fragment trenu mo oraz wierzchnia szata kazami, wszystko 
w  niezwykle stonowanym i  eleganckim zestawieniu kolorystycznym 
(Murasaki, 1964b, s. 374–375).
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W powozie siedzi ukryta dama Rokujō, która pragnie zachować anonimo-
wość, jednak jej eleganckie szaty widoczne przez uniesione żaluzje zdra-
dzają wysoką pozycję społeczną i wyrafinowany gust włascicielki. 

Il. 4. Sposoby pokazywania strojów:
1 i 3. Oshiide – wystawianie fragmentów szat przez lekko uniesione żaluzje; 2. Kapelusz 
z woalką; 4. Iidashiginu – wystawianie szat przez rozsunięte żaluzje w powozie

Źródło: Muzeum Strojów w Kioto (Kyōto Fūzoku Hakubutsukan). Fot. archiwum autorki.

Strój a moda i indywidualny styl

W przypadku strojów noszonych w sytuacjach codziennych nie przejmo-
wano się regułami czy ograniczeniami prawnymi. Tutaj wyznacznikiem 
elegancji i  wytwornego stylu było przestrzeganie zasad miyabi  – dwor-
skiej elegancji. Samo pojęcie miyabi nie jest tworem czysto japońskim, 
pochodzi Chin, a  w  Japonii nabrało nowego znaczenia, stając się kate-
gorią estetyczną regulującą system zachowań, wyglądu i wzorców kultu-
rowych. Pierwotne znaczenie słowa wywodzi się od rzeczownika miyabi 
wskazującego na stolicę i  jej kulturę. W  konsekwencji słowo stało się 
antonimem do wyrazów oznaczających prowincję satobi lub wieś ina-
kabi. Jak podkreśla Aoki Takako (1976, s. 34), miyabi zaczęło wskazywać 
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na cechy wyrafinowanego stylu dworskiego i określony zespół pozytyw-
nych cech wyglądu oraz zachowań, w tym ubioru. Stroje w tym okresie 
charakteryzowały się miękkością w dotyku, harmonią kolorystyczną i luź-
nym krojem, co wynikało z  dosyć stacjonarnego sposobu życia ówczes-
nej arystokracji, która przebywała głównie w pomieszczeniach zamknię-
tych, siedząc na podłodze. Kolorystyka strojów nawiązywała do pór roku 
i  japońskiej flory. Haruo Shirane (2011, s.  58) podkreśla, że arystokra-
cja wręcz „nosiła na sobie pory roku”, bowiem nazwy zestawień kolo-
rystycznych wywodziły się od kwitnących w  danej porze roku kwiatów 
i drzew. Ówczesne zasady dobierania strojów zakładały dwa typy zesta-
wień kolorystycznych. Pierwszy dotyczył kolorystyki jednej szaty kasane 
no iro, której kolory zewnętrzny i wewnętrzny były odpowiednio dopaso-
wane, reprezentując daną porę roku oraz pozycję i wiek noszącej je osoby. 
Drugie zestawienie to z kolei tzw. kasane no irome, czyli połączenie kilku 
strojów o różnej kolorystyce i wzorach, przy czym szczególną miarę przy-
kładano do gradacji barw.

Il. 5. Przykładowe zestawy kolorystyczne i wzory na tkaninach: 
1.  Zestawy kolorystyczne pojedynczych strojów: u  góry zestaw wiosenny śliwa (ume), 
u dołu zestaw letni sosna (matsu); 2. Zestawy kolorystyczne kilku strojów: u góry zestaw 
mandarynka (tachibana), u  dołu zestaw traw pampasowych (susuki); 3.  Wzory na 
tkaninach: u góry kwiat malwy (koaoi), u dołu koło (fusechō no aru)

Źródło: Muzeum Strojów w Kioto (Kyōto Fūzoku Hakubutsukan). Fot. archiwum autorki.
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Przygotowywaniem strojów zajmowała się w  domu kobieta. Do obo-
wiązków idealnej żony należały umiejętności tkackie, farbowanie i  szy-
cie strojów. Mitamura Masako (2008, s. 79) podkreśla, że w okresie Heian 
wierzono, iż szycie strojów jest w pewnym sensie aktem duchowym. Ze 
szczególnym pietyzmem podchodzono do przygotowywania specjalnych 
szat noworocznych, które wysyłano sobie w prezencie, bowiem zgodnie 
z tradycją nowy rok, aby przyniósł szczęście, należało powitać w nowym, 
odświętnym stroju. Zazwyczaj obowiązek wręczania prezentów nowo-
rocznych należał do mężczyzny. W  Genji monogatari została przedsta-
wiona scena, w której książę Genji wraz z żoną Murasaki wybiera zestawy 
szat dla różnych kobiet.

	– Powinieneś, dobierając stroje na prezenty, kierować się raczej wyglądem 
osoby, która będzie je nosić, i  tym, czy po prostu będą do niej pasować. 
Najgorszą rzeczą jest to, kiedy strój nie pasuje do charakteru czy uspo-
sobienia danej osoby  – odrzekła Murasaki, a  książę, uśmiechając się, 
odpowiedział:

	– No cóż, wygląda na to, że próbujesz wyobrazić sobie wygląd innych osób. 
Zatem który strój pasuje do ciebie?

	– Jak mam wybrać, skoro swoje odbicie widzę tylko w  lustrze – odrzekła 
lekko zawstydzona.
	 Genji wybrał dla niej mniej formalny strój kouchiki z delikatnym wzo-
rem czerwonych kwiatów śliwy na fioletowym tle i czerwoną podszewką. 
Strój wprowadzał w wiosenny nastrój. Był to ubiór o bardzo modnym zesta-
wieniu kolorystycznym i prezentował się wręcz wspaniale. Dla księżniczki 
Akashi, swojej córki, książę wybrał długą szatę symbolizującą wiśniowe 
zestawienie kolorystyczne. Była biała na wierzchu z  ciemnopurpurową 
podszewką. Do tego dołączył spodnią szatę z  miękkiego, połyskującego 
jedwabiu. Dla damy z letniej rezydencji Hanachirusato przygotował strój 
w  kolorze jasnoniebieskim z  przepięknie tkanym morskim splotem  – 
odtwarzającym fale morskie, muszle i  rośliny wodne. Całość sprawiała 
świeże wrażenie, chociaż nie aż tak efektowne. Do tego zestawu dołączył 
szatę spodnią w kolorze ciemnej czerwieni ze zwiewnego jedwabiu. 
	 I w końcu dla Tamakazury zamieszkującej zachodnią część jego rezy-
dencji wybrał wierzchnią szatę purpurowej barwy bez żadnych przebar-
wień, do której dodał długą szatę spodnią w kolorze brązowym z żółtą 
podszewką. (…)

	– Cóż, skończmy już z  tym dopasowywaniem strojów do osobowości 
i wyglądu osób, bo może się okazać, że będą one na nas złe. Jak wspa-
niałe nie byłyby stroje, to i  tak dopasowanie ich kolorów nie jest proste. 
Sam wygląd danej osoby, nawet jeśli jest niezbyt atrakcyjna, nic jeszcze nie 
mówi. Ktoś może mieć przecież jakieś ukryte zalety – stwierdził książę. 
	 Dla Suetsumuhany wybrał strój ze splotem przypominającym wierz-
bowe gałązki w  kolorze białozielonkawym, z  eleganckim arabeskowym 
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ornamentem (wzorem z  chińską trawą). Strój był wyjątkowo elegancki 
i  młodzieńczy, książę mimowolnie roześmiał się na samą myśl o  jego 
użytkowniczce. 
	 Murasaki przyglądała się strojowi dla damy Akashi z lekkim zaskocze-
niem. Była to w chińskim stylu ceremonialna, biała szata kouchiki, przy-
ozdobiona motywami motyli i ptaków fruwających wśród gałązek śliwy. 
Do niej książę dołączył szatę spodnią wykonaną z błyszczącego jedwabiu 
w ciemnofioletowym kolorze (Murasaki, 1965, t. 3, s. 139–142).

Murasaki, która słynie z talentu do wybierania odpowiednich barwników 
do szat i wyrafinowanego gustu, proponuje księciu wybrać stroje, dopa-
sowując je do charakterów i usposobienia poszczególnych kobiet. Jest to 
bardzo rewolucyjne jak na ówczesne czasy podejście, gdzie strój zdomi-
nowany był przez określone przepisy prawne. Tutaj, jak widać, wyraźnie 
służył do kreowania określonego wizerunku kobiety, stając się sam w sobie 
symboliczną formą opisu jej urody i zalet. 

Il. 6. Stroje przygotowane przez księcia jako prezenty noworoczne:
1.  Strój dla Murasaki; 2. Strój dla Akashi; 3. Strój dla Hanachirusato; 4. Strój dla 
Suetsumuhany

Źródło: Muzeum Strojów w Kioto (Kyōto Fūzoku Hakubutsukan). Fot. archiwum autorki.
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Podsumowanie

Strój w społeczeństwie arystokratycznym epoki Heian pełnił ważne funk-
cje społeczne, stanowiąc wyraźny komunikat wizualny. Z  jednej strony 
był wyznacznikiem pozycji i rangi, a zatem statusu społecznego. Arysto-
kracja ubierała się w drogie szaty wykonane z miękkiego jedwabiu, bogato 
zdobione, w  określonych zestawieniach kolorystycznych, co pozwalało 
określić majątek, pozycję, zajmowany urząd czy nawet wiek danej osoby. 
Z drugiej strony ubiór posiadał wartość estetyczną i odgrywał ważną rolę 
w  kreacji atrakcyjnego wizerunku. Arystokraci oceniali bowiem urodę 
i  atrakcyjność partnera na podstawie stroju. Wreszcie zarówno kobieta, 
jak i  mężczyzna traktowali ubiór jako płaszczyznę do wyrażania włas-
nej indywidualności i oryginalności poprzez odpowiedni dobór kolorów 
i wzorów. Piękna osoba była zatem zawsze pięknie ubrana.
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Kimono w kulturze Japonii – 
od ubioru po symbol „japońskości” 1

S t r e s z c z e n i e

Kimono to jedna z najbardziej rozpoznawalnych form komunikujących jed-
noznacznie przynależność do japońskiego kręgu kulturowego. Nazywane jest 
strojem tradycyjnym, ubiorem narodowym, a także symbolem „japońskości”. 
Badania przeprowadzone w Kioto oraz Tokio wykazały, iż jest ono bez wątpie-
nia zwierciadłem kultury, w której powstało. Dotyczy to nie tylko samej formy 
i ornamentu, będących zbiorem zakodowanych znaczeń symbolicznych, lecz 
również sposobu, w jaki kimono powstaje, jak jest noszone, związanych z tym 
zachowań kulturowych, a  także roli społecznej, jaką odgrywa. Szczególnie 
trudnym okresem dla kimona był okres Meiji (1868–1912). Poprzez podział 
ubioru na „japoński” wafuku oraz „zachodni” yōfuku kimono stało się narzę-
dziem do podkreślania różnicy między tym, co zachodnie, i  tym, co japoń-
skie. W ten sposób przerodziło się w instrument wykorzystywany do wzmoc-
nienia tożsamości narodowej, przywoływany w  dyskusjach o  unikatowości 
kultury japońskiej. Oprócz wyżej wymienionych aspektów musimy pamiętać 
przede wszystkim o tym, iż kimono to dzieło sztuki „do noszenia”, reprezen-
tujące tradycyjne rzemiosło artystyczne kōgei. Stanowi ono ważne dziedzi-
ctwo kulturowe zarówno jako część życia codziennego, artefakt w przestrzeni 
muzealnej, jak i źródło inspiracji dla japońskich i zachodnich artystów. Celem 
artykułu jest ukazanie kimona jako integralnej części kultury japońskiej z jed-
noczesnym uwzględnieniem jego wartości artystycznej, próba dekodowania 
znaczenia tej formy ubioru jako symbolu „japońskości” i refleksja nad obec-
nością „przeszłości” w „teraźniejszości”.

S Ł O WA  K LU CZE   : 	 kimono, dziedzictwo kulturowe, „japońskość”, tożsamość 
kulturowa, rzemiosło artystyczne
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A B S T RAC T

The Kimono in Japanese Culture – from Dress to the Symbol of “Japaneseness”

The kimono stands out as one of the most recognizable forms that clearly 
communicates Japanese cultural affiliation. It is called a  traditional costume, 
a national costume, and a symbol of “Japaneseness.” My research in Kyoto and 
Tokyo has shown that the kimono clearly serves as a mirror of the culture from 
which it originates. This includes its form and decoration, craftsmanship in its 
making, how it is worn, the cultural norms associated with it, and the social role 
it fulfills. Selected aspects are discussed using the example of women’s kimonos, 
taking into account the historical perspective. It provides valuable insights into 
cultural patterns and social interactions characteristic of Japanese culture.
	 The article highlights the fact that the kimono is a work of art “to be worn,” 
representing traditional Japanese craftsmanship of kōgei. It is an important 
cultural heritage, an object of daily life, a cherished artifact in museum exhi-
bitions, and a source of inspiration for Japanese and Western artists. However, 
we must remember that during the Meiji period (1868–1912) it became a tool 
for reinforcing national identity, invoked in discussions about the uniqueness 
of Japanese culture.
	 The aim of this article is to emphasize the kimono as an integral part of 
Japanese culture, taking into account its artistic significance, the meaning of 
this form of dress as a symbol of “Japaneseness,” and a reflection on the inter-
play between the present and the past.

K E Y W O R D S :  	kimono, cultural heritage, “Japaneseness”, cultural identity, kōgei

Wprowadzenie

Kimono to jedna z najbardziej rozpoznawalnych form ubioru, komuniku-
jących jednoznacznie przynależność do japońskiego kręgu kulturowego. 
Nazywane jest strojem tradycyjnym, ubiorem narodowym, a także symbo-
lem „japońskości”, wzbudzającym duże zainteresowanie zarówno w Japo-
nii, jak i  poza nią. Zaznaczyć jednak należy, iż przekraczając granice 
Japonii, kimono staje się obiektem orientalnym i egzotycznym. W Polsce, 
ale nie tylko tutaj, kimono wykorzystywane jest często jako artefakt mający 
sprawić, iż wydarzenia kulturalne promujące wiedzę o  Azji Wschod-
niej (lub nawet całej Azji) nabierają „orientalnego” charakteru, a  zatem 
kimono sprawia, że stają się one bardziej atrakcyjne dla publiczności. Pod-
czas takich wydarzeń organizowane są pokazy ubierania kimon, można 
je samemu założyć lub przynajmniej dotknąć. Stworzona w  ten sposób 
możliwość doświadczania kultury Japonii poprzez bliskość kojarzonego 
z nią artefaktu jest bez wątpienia cenna. Jednakże w tym procesie często 
zapomina się, iż kimono to dziedzictwo kulturowe Japonii wymagające 
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znajomości skomplikowanych zasad jego zakładania i  etykiety podczas 
jego użytkowania. Powierzchowne wykorzystywanie kimona jako „egzo-
tycznego” artefaktu do zwiększenia frekwencji publiczności jest brakiem 
respektu wobec kultury, którą reprezentuje. Niestety nawet środowiska 
akademickie ulegają tej pokusie, wykorzystując stroje „orientalne” w spo-
sób bezrefleksyjny podczas organizowanych tzw. festiwali azjatyckich 2.

Jeszcze bardziej nieodpowiedzialnie postępują autorzy powierzchow-
nych tekstów umieszczanych w internecie, który pełen jest opisów kimon 
i ich historii, często niezgodnych ze stanem rzeczywistym. Treści te ogra-
niczają się do wybranych aspektów lub informacji wielokrotnie powiela-
nych, przy których w procesie reprodukcji dochodzi do pomyłek. Szcze-
gólnie zastanawiającym przypadkiem prowadzącym do zadumy nad 
wyimaginowanym obrazem Japonii poza jej granicami są produkty ofe-
rowane do sprzedaży internetowej określane jako „kimono”. Wydawałoby 
się, iż dostęp do wiedzy w XXI wieku powinien wyeliminować taki sposób 
interpretacji symbolu kultury japońskiej, jakim jest kimono, i w znacznym 
stopniu ograniczyć jego egzotyzację. Niestety nadal wydaje się to niemoż-
liwe lub nawet – wręcz przeciwnie – pożądany jest wysoki stopień egzo-
tyzacji kimona, mający nadać ofercie handlowej atrakcyjnego charakteru.

Trzeba jednak wyraźnie podkreślić, iż czasy współczesne to nie pierw-
szy raz, kiedy kimono porusza wyobraźnię Europejczyków. Moje badania 
sprzed kilku lat prowadzone na podstawie materiału zastanego wykazały 
niesłabnące zainteresowanie kimonem wśród zachodniego odbiorcy już 
od czasu pierwszych kontaktów Europy z kulturą Japonii w XVI wieku. 
Silne zainteresowanie kimonami miało miejsce szczególnie w  trzech 
okresach: od połowy XVI do XVIII wieku, na przełomie XIX i XX wieku 
oraz we współczesności. W wyniku prowadzonych przeze mnie wówczas 
prac badawczych można było stwierdzić, iż w pierwszym z tych okresów 
kimono w Europie ewoluowało od symbolu statusu społecznego, poprzez 
garderobę używaną podczas szczególnych okazji, aż po codzienny ubiór 
zamożnej części społeczeństwa. W drugim z nich stało się przede wszyst-
kim wzorcem dla twórców mody tego okresu, a  w  trzecim pojawiło się 
zarówno w  życiu codziennym, jak i  w  projektach artystów (Kaminski, 
2021, s.  53–57, 62–68, 76–80). Jednocześnie stało się jasne, iż w  proce-
sie recepcji kimona w Europie w każdym z tych okresów dochodziło do 
powstawania niezgodnych z  rzeczywistością wyobrażeń o kimonie oraz 
jego egzotyzacji 3. 

2	 Jednym z głośnych przypadków było wydarzenie „The Kimono Wednesday” w Museum of 
Fine Arts w Bostonie. Szczegółowa analiza w: Valk, 2015.

3	 W moich ówczesnych badaniach decydującą rolę odegrały m.in. zbiory i  publikacje Kyōto 
Costume Institute (Kyōto Fukushoku Bunka Kenkyū Zaidan 京都服飾文化研究財団), 
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Przedmiot i cel badań

Ten stan rzeczy skłonił mnie do refleksji nad koniecznością poszerzania 
i upowszechniania wiedzy o kimonie – ubiorze głęboko osadzonym w kul-
turze japońskiej i będącym jej zwierciadłem. Wymaga to przede wszystkim 
prowadzenia systematycznych badań nad istotą kimona jako integralnej 
części tej kultury, reprezentującej jednocześnie materialne, jak również 
niematerialne dziedzictwo. Stanowi to przedmiot moich obecnych badań, 
których celem jest analiza roli oraz miejsca kimona we współczesnej kul-
turze i  społeczeństwie japońskim z uwzględnieniem jego wartości arty-
stycznej, a także procesu wyniesienia go do rangi symbolu „japońskości”. 
W swoich rozważaniach szczególną uwagę kieruję na pytanie o obecność 
„przeszłości” w „teraźniejszości” oraz pogodzenie dziedzictwa z moder-
nizacją i globalizacją. 

Po fazie przygotowawczej, która miała miejsce zarówno w  Japonii, 
jak i  w  Polsce, rozpoczęłam intensywne trzymiesięczne badania tere-
nowe w Tokio oraz Kioto. Stosując metody badań jakościowych, połączy-
łam kilka ich elementów, takich jak obserwacja uczestnicząca, obserwa-
cja nieuczestnicząca, częściowo skategoryzowany jawny wywiad ustny, 
które uzupełniłam o krytyczną analizę japońskich tekstów, wykorzystanie 
zbiorów i baz danych japońskich muzeów, jak również analizę indywidu-
alnych przypadków. W Tokio szczególnie ważnymi okazała się kolekcja 
Bunka Gakuen Costume Museum (Gakuen Fukushoku Hakubutsukan) 
o  wyjątkowej jakości oraz wywiad pogłębiony w  miejscu bezpośredniej 
sprzedaży kimon gofukuya 呉服屋 o nazwie Izutsuya 井筒屋. W Kioto 
były to: Muzeum Narodowe (Kyōto Kokuritsu Hakubutsukan) z dziełami 
artystów oznaczonych tytułem Żyjących Skarbów Narodowych (Ningen 
Kokuhō), Nishijin Asagi Museum (Nishijin Asagi Bijutsukan) z kolekcją 
brokatowych tkanin i  pasów obi typu Nishijin, Orinasukan Handmade 
Fabrics Museum z ekspozycją pasów obi oraz warsztatem tkackim, eks-
kluzywny salon projektowania i sprzedaży kimon CHISO, Itoko Gallery 
sprzedająca tkaniny jedwabne w  naturalnym kolorze różnych odcieni 
bieli, Adachi Kumihimo Museum z kolekcją jedwabnych sznurów kumi-
himo, firma Kawashima Selkon Textiles produkująca tkaniny i  prowa-
dząca własną szkołę tkacką, jak również Kyōto Textile Fabrics Wholesa-
lers’ Association zrzeszające hurtowych sprzedawców kimon i akcesoriów 
tzw. tonya.

Analizie została poddana forma i  wzornictwo kimona jako zbioru 
zakodowanych znaczeń symbolicznych, komunikujących przynależność 

który jest wiodącym japońskim instytutem w  prowadzeniu prac badawczych nad recepcją 
kimona w kulturach zachodnich.
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do japońskiego kręgu kulturowego. Jednakże świat kimona to nie tylko 
jego forma wizualna. Jest to również wiedza o tym, w jaki sposób kimono 
powstaje, jak powinno być noszone, jakie reguły zachowania obowią-
zują oraz jaką rolę społeczną odgrywa. Wybrane aspekty z wymienionych 
powyżej zostały omówione na przykładzie kimon kobiecych, z uwzględ-
nieniem perspektywy historycznej. Są one tylko fragmentem przeprowa-
dzonych badań.

Wybór literatury do niniejszego artykułu nastąpił po wyselekcjonowa-
niu publikacji bazowych, zawierających szczegółową wiedzę historyczną 
i  praktyczną, do których należą Dalby (2001), Milhaupt (2014), Nitanai 
(2017) oraz Okubo (2011), a także najnowsze badania Hall (2020) oraz Valk 
(2017; 2020) z zakresu specyfiki marketingu kimona oraz zmian w postrze-
ganiu kimona przez społeczeństwo japońskie. Warte wspomnienia są rów-
nież dwie polskie publikacje: Zaborowska (2004) oraz Bielak (2019).

W trakcie badań przeanalizowane zostały ponadto sposoby promocji, 
składanie zamówień, funkcjonowanie miejsc sprzedaży kimon i akceso-
riów gofukuya 呉服屋 i tonya 問屋, ponieważ pozwalają one na zrozumie-
nie wzorców kulturowych oraz charakterystycznych dla kultury Japonii 
interakcji społecznych. Niestety ze względu na ograniczenia wydawni-
cze nie zostaną one tutaj dokładnie omówione. Planowany jest kolejny 
artykuł poświęcony funkcjonowaniu gofukuya i tonya oraz ich roli w mię-
dzypokoleniowym transferze wiedzy o  kimonie, a  tym samym ochrony 
kimona jako dziedzictwa kulturowego Japonii.

Historia, cechy charakterystyczne i definicja kimona 
jako ubioru kobiecego

Przejdźmy zatem do szczegółowej analizy kimona. Bez wątpienia sta-
nowi ono istotne dziedzictwo kulturowe, manifestujące osiągnięcia japoń-
skiej kultury artystycznej i rzemieślniczej. Jednocześnie jest ono ubiorem, 
a zatem częścią życia codziennego współczesnego społeczeństwa japoń-
skiego oraz narzędziem do tworzenia tożsamości kulturowej i symbolem 
„japońskości”.

O historii kimona można by pisać bardzo długo i  szczegółowo. Na 
potrzeby tego artykułu skupię się jednak przede wszystkim na dwóch naj-
ważniejszych okresach jego rozwoju, a mianowicie okresie Heian (794–
1185/1192) oraz okresie Edo (1603–1868), ponieważ to kultura tych dwóch 
epok wykształciła formy, które występują w kimonach współczesnych.

W pierwszej kolejności chciałabym zająć się definicją ubioru nazywa
nego obecnie kimonem oraz ewolucją jego formy i rodzimego nazewnictwa, 
ponieważ te elementy odzwierciedlają cechy doskonale charakteryzujące 
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kulturę japońską, takie jak dbałość o detale, wizualizacja hierarchii spo-
łecznej, przypisanie określonych form do statusu i  ról społecznych oraz 
przestrzeganie reguł TPO (Time, Place, Occasion). 

Podczas badań prowadzonych na potrzeby niniejszego artykułu bar-
dzo szybko okazało się, że zdefiniowanie formy określanej pojęciem 
„kimono” nie jest łatwe. Wizyty w  muzeach i  galeriach, dokładne czy-
tanie tablic dydaktycznych, opisów obiektów, zapoznanie się z wieloma 
katalogami wystaw muzealnych i publikacjami fachowymi wprowadziły 
więcej niepewności niż jednoznacznych odpowiedzi na pytanie o defini-
cję kimona w kulturze japońskiej. 

Nawet intensywny pięciodniowy kurs specjalistyczny „Kimonogaku” 
「きもの学」organizowany raz w roku na przełomie sierpnia i wrześ-
nia przez Kyōto Sangyō University 京都産業大学 w  Kioto, w  którym 
miałam przyjemność uczestniczyć w tym roku, nie dał ostatecznej odpo-
wiedzi. Podczas kursu zatytułowanego „Poszukiwanie korzeni kimona”
「着物のルーツを探る」prowadząca kurs badaczka kultury mate-
rialnej, w tym stroju japońskiego, Toriimoto Yukiyo 鳥居本幸代 wyjaś-
niła podstawową definicję. Według niej przed okresem Meiji (1868–1912) 
rodzaj ubioru, dla którego współcześnie używa się w Japonii określenia 
„kimono”, był podzielony na dwa rodzaje. Obydwa miały formę współ-
czesnego kimona, różniły się tym, iż jeden z nich nazywany kosode 小袖 
miał podszewkę, a drugi nazywany katabira 帷子 był lżejszą formą wyko-
naną z lnu bez podszewki. Pojęcie „kimono” nie było wówczas używane 4. 

Od okresu Meiji, kiedy w  Japonii wprowadzono ubiór zachodni, 
zastosowano inny podział, nazywając formę kimona używanego pod-
czas najbardziej formalnych okazji tomesode 留袖, a  pozostałe formy 
nazwano kimonem 着物 lub wafuku 和服, czyli ubiorem w stylu japoń-
skim. Tymczasem w  Europie już w  XVI wieku w  raportach z  podróży 
do Japonii można odnaleźć słowo przypominające w  brzmieniu wyraz 
kimono. Toriimoto wskazuje dwa z nich: jeden autorstwa Hiszpana Avi-
lona Girona znane w  Japonii pod japońskim tytułem Nihon-Ōkoku-ki 
『日本王国記』, w którym pojawia się określenie quimon dla kimona, 
oraz Portugalczyka Louisa Fróisa, który w swoim dziele z 1585 roku zaty-
tułowanym 『日欧文化比較』pisze o quimoes oraz catabira (Toriimoto, 
2023, s. 1). 

Jak wynika z powyższego opisu, punktem wyjścia dla zdefiniowania 
współczesnej formy kimona dla kobiet jest kosode (il. 1). W dosłownym 
tłumaczeniu oznacza ono „małe rękawy”, a jego cechą charakterystyczną 
są wąskie otwory na dłonie w przeciwieństwie do „dużych rękawów” ōsode 

4	 Więcej na temat kosode w: Toriimoto, 1998. Informacje o  formie kimona i  jego elementach 
kroju znajdują się w: Okubo, 2011. 
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大袖 lub hirosode 広袖, gdzie otwór na dłonie przy nadgarstkach pozo-
staje szeroki. 

Il. 1. Kimono typu kosode, późny okres Edo (koniec XVIII do poł. XIX w.), jedwab, ręcznie 
wykonane zdobienia malarskie w formie irysów uzupełnione haftem, patchwork z 22 frag-
mentów indyjskiej satyny bawełnianej typu chintz. Motyw irysów nawiązuje do podróży 
księcia Narihira z  powieści okresu Heian Ise monogatari. Dług.  172 cm, szer.  120  cm, 
dług. rękawów 43,5 cm. Kolekcja Bunka Gakuen Costume Museum, wcześniej w kolek-
cji rodziny Mitsui

  

Źródło: Bunka Gakuen Costume Museum, 2023.

W okresie Heian kosode było przeznaczone dla arystokracji dworskiej 
i  noszone było jako jedna z  warstw wewnętrznych wielowarstwowego 
ubioru. Najbardziej znaną formą kobiecego stroju dworskiego było juni-
hitoe 十二単, wykonane z jedwabiu i składające się w początkowej fazie 
z dwunastu, a w późniejszej z kilku warstw zakładanych jedna na drugą. 
Eleganckie i pozostające w zgodzie z modą było tworzenie z tych warstw 
kompozycji kolorystycznych w widocznych miejscach takich jak rękawy, 
kołnierz oraz rozchylająca się dolna część szaty. Strój dworski w  takiej 
formie był wynikiem przemian kulturowych i politycznych, które dopro-
wadziły do zmniejszenia wpływów kultury chińskiej i  wykształcenia 
japońskiej kultury opartej na rodzimych wzorcach i estetyce japońskiej. 
W tym czasie zostały ściśle określone zasady doboru kolorów i ornamentu 
według rangi społecznej oraz wieku. Kolory poszczególnych warstw były 
dobierane według kontrastu i  nadawano im wyjątkowe nazwy wska-
zujące na respekt wobec natury i  powiązanie z  jej różnymi aspektami, 
a  przede wszystkim z  porami roku i  ich charakterystycznymi cechami 
(Bunka Gakuen Fukushoku Hakubutsukan, 2005, s. 9). Opierając się na 
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badaniach kultury dworskiej, w  bardzo ciekawy sposób przedstawiono 
ekspozycję w  Muzeum Ubioru (Costume Museum, Fuzoku Hakubut-
sukan 風俗博物館) w Kioto, ukazując te właśnie aspekty na podstawie 
modeli w pomniejszonej skali (il. 2 i il. 3) 5.

Il.  2. Model stroju Junihitoe 十二単 z okresu Heian na ekspozycji w muzeum Fuzoku 
Hakubutsukan 風俗博物館 w Kioto

Źródło: fot. E. Kamińska, 2023.

Il.  3. Fragment tablicy dydaktycznej na ekspozycji w  muzeum Fuzoku Hakubutsukan 
風俗博物館 w Kioto przedstawiającej junihitoe 十二単 z okresu Heian

Źródło: fot. E. Kamińska, 2023.

Moją szczególną uwagę zwróciły bardzo dobrze przygotowane tablice 
dydaktyczne zawierające m.in. informacje o  sposobach doboru kolorów 
w warstwach junihitoe odpowiednio do pory roku. Pokazane są m.in. dwie 
kompozycje warstw (kasane) dla strojów zimowych: yuki no shita-kasane 
雪の下かさね oraz ume-kasane 梅かさね. Pierwsza z nich utrzymana 

5	 Strona Fuzoku Hakubutsukan: https://www.iz2.or.jp (dostęp: 15.09.2023).

https://www.iz2.or.jp
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jest w delikatnej tonacji różu i bieli nawiązującej do ukrytych pod śnie-
giem (yuki no shita) wczesnych kwiatów śliwy (ume) (il. 4). Druga z kolei 
jest mocniejsza we wszystkich odcieniach, gdyż mimo trwającej zimowej 
pory czas do nadejścia wiosny jest krótszy, a z płatków śliwy zniknął już 
śnieg, odkrywając intensywny różowy kolor kwiatów (il. 5). Kompozycje 
te muszą być użyte odpowiednio do pory roku w jej konkretnym momen-
cie. Mamy tutaj do czynienia z regułą TPO. Odpowiedni dobór kolorów 
wskazuje na wykształcenie i  wiedzę osoby noszącej dany strój oraz jej 
wyrafinowany zmysł estetyczny.

Il. 4. Kompozycja kolorystyczna yuki no shita-kasane dla junihitoe z okresu Heian. Fragment 
tablicy dydaktycznej na ekspozycji w  muzeum Fuzoku Hakubutsukan 風俗博物館 
w Kioto

Źródło: fot. E. Kamińska, 2023.

Il. 5. Kompozycja kolorystyczna ume-kasane dla junihitoe z okresu Heian. Fragment tablicy 
dydaktycznej na ekspozycji w muzeum Fuzoku Hakubutsukan 風俗博物館 w Kioto 

Źródło: fot. E. Kamińska, 2023.

Na ekspozycji pokazano również kompozycję kolorystyczną matsu-
-kasane 松かさね na podstawie fragmentów jedwabiu pofarbowanych 
naturalnymi barwnikami. Ta kompozycja może być używana przez cały 
rok lub na szczególne okazje, podczas których składamy życzenia dobro-
bytu i szczęścia. Ta symbolika wiąże się z właściwościami drzewa sosny 
(matsu), które przez cały rok pozostaje zielone, zachowując swoje siły 
i energię (il. 6). 
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Il.  6. Kompozycja kolorystyczna matsu-kasane 松かさね. Barwione naturalnymi 
składnikami fragmenty jedwabiu przedstawiające kompozycję kolorystyczną w  junihitoe 
十二単 z  okresu Heian. Ekspozycja w  muzeum Fuzoku Hakubutsukan 風俗博物館 
w Kioto

 

Źródło: fot. E. Kamińska, 2023.

Pod tymi wszystkimi warstwami zakładane było kosode, z  którego 
z  dużym prawdopodobieństwem wykształciła się współczesna forma 
kimona kobiecego. Inną możliwą wersją powstania współczesnego 
kimona jest forma kosode noszona od połowy okresu Heian przez osoby 
z niższych sfer społecznych jako szata zewnętrzna (uwagi 上着) (Bunka 
Gakuen Fukushoku Hakubutsukan, 2005, s. 31). 

Kiedy w kolejnej epoce, a mianowicie Kamakura (1185–1333), do wła-
dzy dochodzi klasa militarna, strój dworski ulega uproszczeniu. Wówczas 
kosode będące do tej pory szatą wewnętrzną w stroju dworskim staje się 
szatą zewnętrzną. Oznacza to konieczność dekorowania powierzchni. 
Tworzone są nowe motywy dekoracyjne i bogatsze kolorystycznie zdobie-
nia w porównaniu do kosode noszonego do tej pory jako szata wewnętrzna 
w  stroju dworskim lub szata zewnętrzna dla przedstawicielek niższych 
sfer społecznych. Kolory i  ornament stały się bardziej wyrafinowane 
i eleganckie 6. 

6	 Dokładna analiza ornamentów z podziałem na pory roku została przeprowadzona w publika-
cji Nitanai Keiko (2017), Kimono design: an introduction to textiles and patterns, dlatego pomi-
jam ją w niniejszym tekście.
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Po zakończeniu wojen Ōnin (1467–1477) podstawowa forma kosode 
została w pełni ukształtowana i stała się ubiorem dla wszystkich klas spo-
łecznych (Bunka Gakuen Fukushoku Hakubutsukan, 2005, s.  31). Od 
tego czasu następuje jeszcze szybszy rozwój ornamentów, kolorystyki 
i techniki, który osiąga punkt kulminacyjny w okresie Edo (1603–1868). 
Tak szybki rozwój luksusowych form był związany z gwałtownymi prze-
mianami społecznymi tego okresu. Szczególnie widoczne jest wzbogace-
nie się mieszczan, do tej pory znajdujących się na znacznie niższej pozy-
cji społecznej niż posiadająca władzę klasa militarna. Wraz z rozwojem 
miast i handlu i jednoczesnym ubożeniem klasy militarnej sytuacja rady-
kalnie się zmieniła, dając możliwość mieszczanom, a  w  szczególności 
kupcom, nabywania dóbr materialnych porównywalnych jakością do tych 
będących w posiadaniu przedstawicieli klasy militarnej. Ograniczenia ich 
zakupu miały miejsce tylko z powodu wydawanych dekretów o zabrania-
niu używania dóbr luksusowych przez mieszczan.

Do takich dóbr należały kosode wykonane z  najlepszego jakościowo 
jedwabiu, a  także te o  szczególnie bogatych zdobieniach np. w  formie 
haftu, złotych i srebrnych nici oraz o skomplikowanych technikach farbo-
wania i malowania tkanin. 

W okresie Edo powstało wiele wspaniałych kosode, które obecnie 
znajdują się w kolekcjach muzeów narodowych, ale też w muzeach spe-
cjalistycznych, jakim jest Bunka Gakuen Fukushoku Hakubutsukan 
(Bunka Gakuen Costume Museum), lub małych prywatnych muzeach 
kimon, jak Ōme Kimono Hakubutsukan 青梅着物博物館 posiada-
jące około 500 obiektów, głównie z okresu Edo. Godna podkreślenia jest 
przede wszystkim kolekcja zamożnej i  wpływowej rodziny kupieckiej 
Mitsui 三井 zakupiona przez Bunka Gakuen Costume Museum 7.

We współczesnej kulturze japońskiej forma kosode występuje w  róż-
nych typach ubioru takich jak: furisode 振袖 (formalne kimono z  dłu-
gimi rękawami dla młodych, niezamężnych kobiet) (il. 7), uchikake 打掛 
(zewnętrzny ubiór formalny z długimi rękawami zakładany bez pasa obi) 
(il. 8 i  il. 9), kaidori 怪取 (zewnętrzny ubiór formalny z krótkimi ręka-
wami), hitoe 単 (formalne kimono letnie) (il.  10), yukata 浴衣 (niefor-
malne kimono letnie) (il.  11), nōshozoku 能装束 (kostiumy teatru nō) 
(il. 12). 

7	 Jednym z  prestiżowych projektów wystawowych pozwalających zrozumieć historię kimona 
była wystawa zorganizowana przez Muzeum Narodowe w  Kioto w  1999. Powstał do niej 
bogato ilustrowany katalog 『花洛のモードきものの時代』Kyōto Style. Trends in 16th–
–19th Century Kimono (Kyōto Kokuritsu Hakubutsukan, 1999).
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Il. 7. Przykład furisode, 2015

Źródło: Wikimedia Commons. Pozyskano z: https://commons.wikimedia.org/wiki/
File:A_Japanese_lady_and_flowers.jpg

Il. 8. Kimono typu uchikake, późny okres Edo (koniec XVIII do poł. XIX w.); jedwab; motyw 
kwitnących dzikich wiśni yamazakura i kaczek mandarynek wykonane haftem, motyw fal 
techniką farbiarską kanoko shibori 鹿の子絞り, „rozrzucone” na powierzchni znaki kanji 
nawiązują do zbioru poezji waka „Kokin-waka-shū”. Dług. 177 cm, szer. 122 cm., dług. 
rękawów 102,3 cm. Kolekcja Bunka Gakuen Costume Museum, wcześniej w  kolekcji 
rodziny Mitsui

Źródło: Bunka Gakuen Costume Museum, 2023.
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Il.  9. Kimono typu uchikake, późny okres Edo (koniec XVIII do poł. XIX w.); jedwab; 
ornament w postaci pięciu gatunków bambusa wykonany haftem (m.in. złotymi nićmi) 
na podstawie szkiców artystów ze szkoły Maruyama 円山派. Dług. 175 cm, szer. 120 cm., 
dług. rękawów 102,6 cm. Kolekcja Bunka Gakuen Costume Museum, wcześniej w kolekcji 
rodziny Mitsui

Źródło: Bunka Gakuen Costume Museum, 2023.

Il.  10. Hitoe  – kimono letnie o  formie kosode bez podszewki, późny okres Edo (koniec 
XVIII do poł. XIX w.); jedwab; motywy wisterii, peonii, malw oraz kół wozu Genji-guruma 
wskazują na ubiór żony samuraja; ornamenty wykonane z  zastosowaniem szablonów 
farbiarskich, tuszu oraz haftu. Dług.  179 cm, szer.  128 cm, dług. rękawów 45,2 cm. 
Kolekcja Bunka Gakuen Costume Museum, wcześniej w kolekcji rodziny Asano 浅野家

Źródło: Bunka Gakuen Costume Museum, 2023.



Wokół stroju w kulturze – Kultura orientalna

420

perspektywy kultury /
perspectives on culture
No. 43 (4,2/2023) 

Il.  11. Yukata, nieformalne kobiece kimono letnie, 2016; bawełna; stylizowane motywy 
geometryczne kwiatów i płatków śniegu nazywane yukihana-shibori 雪花絞り, technika 
farbiarska shibori typu itajime 板締め. Kolekcja Bunka Gakuen Costume Museum

Źródło: Bunka Gakuen Costume Museum, 2023.

Il.  12. Nōshozoku typu karaori (唐織), zewnętrzna szata dla ról kobiecych w  teatrze 
nō, późny okres Edo (koniec XVIII do poł.  XIX  w.); jedwab importowany z  Chin; 
zdobienia w formie chryzantem i kamelii z wykorzystaniem złotych nici i pasków złota. 
Dług. 147 cm, szer. 140 cm, dług. rękawów 57,6 cm. Kolekcja Bunka Gakuen Costume 
Museum, wcześniej w kolekcji rodziny Ii 井伊家

Źródło: Bunka Gakuen Costume Museum, 2023.

Cechą wspólną tych wszystkich typów ubiorów jest ich geometryczna 
forma w kształcie litery T, która powstaje poprzez zszycie pasów tkaniny 
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o  tej samej szerokości. Oprócz kostiumów teatru nō wszystkie zakła-
dane są przez kobiety poprzez owinięcie ich wokół ciała i nałożenie lewej 
strony na prawą. Wśród kostiumów teatrzlnych nō znajdują się takie, które 
wprawdzie zakładane są przez mężczyzn, ale przeznaczone są do odgry-
wania ról kobiecych (il. 12). Wymienione typy różnią się przede wszystkim 
długością rękawów oraz szerokością tkaniny, z której są szyte. Szerokość 
standardowa to 36 do 38 cm, a znacznie rzadziej spotykana jest tkanina 
o szerokości 40 cm. Informacje zawarte w tych typach kimon odczytywane 
są na wielu płaszczyznach: rodzaj tkaniny wskazuje na stopień formalno-
ści, okazję oraz status finansowy, długość rękawów na wiek, kolorystyka 
na wiek oraz porę roku, rodzaj motywów dekoracyjnych na porę roku, 
okazję oraz stopień formalności.

Podsumowując rozważania na temat formy ubioru nazywanej kimo-
nem: używając tego pojęcia, powinniśmy odnosić się przede wszystkim do 
formy ubioru wywodzącej się od kosode. Podczas próby znalezienia defi-
nicji kimona w kulturze japońskiej napotkałam jednak na duże trudno-
ści. Oczywiście, teoretycznie istnieje podana przez Toriimoto definicja, 
jednakże w  życiu codziennym pojęcie kimona używane jest dla wszyst-
kich powyżej wymienionych typów z różnych epok i wskazuje na tzw. tra-
dycyjną formę japońskiego ubioru kobiecego. Osoby profesjonalnie zwią-
zane z kulturą kimona używają specjalistycznych określeń wymienionych 
powyżej, w zależności od rodzaju kimona 8. W tym sposobie nazewnictwa 
odnajdujemy nawiązanie do tzw. tradycyjnej kultury japońskiej w połącze-
niu z kulturą rzemieślniczą, w której dbałość o precyzyjne określanie arte-
faktów kultury japońskiej zgodnie z zakodowanymi w nich informacjami 
w postaci użytej techniki, formy, doboru tkaniny oraz wartości symbolicznej 
ornamentu jest kluczowa. Tworzy to podstawy „japońskości” kimona.

Kimono w okresie Meiji – symbol „japońskości” 
w procesie poszukiwania tożsamości kulturowej 

i narodowej

Szczególnie trudnym okresem dla egzystencji kimona był okres Meiji 
(1868–1912). W  tym czasie Japonia w  procesie tzw. modernizacji prze-
jęła wiele elementów kultur Zachodu. W początkowej fazie tego okresu 
ubiór zachodni zdominował głównie formalne spotkania i zamożne kręgi 
społeczne, lecz w miarę upływu czasu stał się coraz częstszym elementem 
życia codziennego. Przedstawiane jest to na przykład na drzeworytach 

8	 Dziękuję Nii Rie z Kyōto Costume Institute za rozmowę na ten temat.
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ukiyo-e 浮世絵 będących wówczas swoistą kroniką wydarzeń i przemian 
kulturowych. 

Jednym z  najbardziej popularnych artystów ukazujących ten proces 
na podstawie stroju kobiecego był Toyohara Chikanobu 豊原周延 znany 
jako Yōshū Chikanobu 揚州周延 (1838–1912). To tryptyk jego autor-
stwa zatytułowany Kiken butō no ryakuzu 貴顕舞踏の略図 z 1888 roku 
przedstawiający przyjęcie w strojach zachodnich w budynku Rokumeikan 
鹿鳴館 jest jednym z najczęściej przywoływanych w kontekście zastępo-
wania kimon strojem zachodnim 9 (il. 13).

Il.  13. Toyohara Chikanobu 豊原周延 alias Yōshū Chikanobu 揚州周延: drzeworyt 
Kiken butō no ryakuzu 貴顕舞踏の略図

Źródło: Wikimedia Commons. Pozyskano z: https://commons.wikimedia.org/wiki/
File:Chikamatsu_Kiken_buto_no_ryakuke.jpg 

Proces modernizacji Japonii, równający się niemalże z westernizacją, 
spowodował w społeczeństwie japońskim potrzebę zdefiniowania własnej 
kultury i poszukiwania tożsamości zarówno kulturowej, jak i narodowej. 
Jedną z wówczas wprowadzonych zmian był podział ubioru na wafuku 
和服 – ubiór japoński oraz yōfuku 洋服 – ubiór zachodni dla podkreśla-
nia różnicy między tym, co japońskie, i tym, co niejapońskie (Dalby, 2001, 
s. 66–67, 69).

Badania na ten temat prowadziła Ofra Goldstein-Gidoni. Zostały one 
opublikowane m.in. w artykule Kimono and the construction of gendered 
and cultural identities. Autorka analizuje w nim proces instrumentaliza-
cji kimona po podziale ubioru na wafuku i yōfuku do wzmocnienia toż-
samości narodowej, przywoływanej w dyskusjach o unikatowości kultury 
japońskiej i teorii Nihonjinron 日本人論 określającej „japońskie” warto-
ści kulturowe (Goldstein-Gidoni, 1999). 

9	 Rokumeikan to miejsce, gdzie w okresie Meiji był szczególnie widoczny wpływ kultur Zachodu 
w obyczajach i życiu codziennym elit intelektualnych i finansowych.
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Kimono jako symbol „japońskości” we współczesności

Goldstein-Gidoni porusza również inny, bardzo istotny aspekt, a  mia-
nowicie rolę społeczną kimona kobiecego służącego do tworzenia wize-
runku kobiety jako strażniczki tradycyjnych wartości zgodnie ze wzorcem 
kulturowym okresu Meiji ryōsai kenbo 良妻賢母 – „dobrej żony, mądrej 
matki” (Goldstein-Gidoni, 1999). Jest to okres, w którym istnieje wyraźny 
podział na społeczne role kobiece i męskie, o  czym pisałam w artykule 
Kobiety wobec polityki – polityka wobec kobiet. Pozycja kobiet w społeczeń-
stwie Japonii od okresu Meiji do współczesności (Kamińska, 2020). 

Goldstein-Gidoni podkreśla wyraźnie, że dla współczesnej kobiety nie 
oznacza to, że jej rola ma się ograniczać do tzw. tradycyjnych lub kobie-
cych ról. Jednakże postawiona w  jej artykule teza mówi też o  tym, że 
„(…) the process of the kimono dressing produces a cultural idiom called 
the «Japanese woman»”  – w  szczególności, kiedy analizuje się obcho-
dzony 15 stycznia dzień wchodzenia w dorosłość seijin no hi 成人の日. 
Wówczas 20-letnie kobiety zakładają zamówione specjalnie na ten dzień 
wyjątkowo piękne kimona furisode 振袖 o  szczególnie wysokiej jakości, 
stając się ideałem piękna opartego na wartościach estetycznych japoń-
skiego kręgu kulturowego. W ten sposób stają się nośnikiem idei „symbolu 
japońskości” (Goldstein-Gidoni, 1999, s. 352). Autorka dodaje jednak, iż

Producing Japanese women as models of traditional Japaneseness sho-
uld be understood against the background of more general processes of 
the construction of Japanese modern cultural identity (Goldstein-Gidoni, 
1999, s. 367).

Kimono widziane oczami obcokrajowca pozostanie symbolem kultury 
Japonii jeszcze przez długi czas. Nie zmienia to jednak faktu, iż wiedza 
o kimonie w Japonii, sposobie jego zakładania (kitsuke 着付け), noszenia, 
dobierania akcesoriów, a także sposobów zachowania, kiedy decydujemy 
się na jego ubiór, stopniowo zanika. Jest to też trudna do zdobycia wiedza, 
ponieważ we współczesności rzadko pojawia się możliwość przekazywa-
nia jej z pokolenia na pokolenie i rzadkie bywają okazje, kiedy zdobytą 
wiedzę możemy wykorzystać w praktyce. Badaniami dotyczącymi braku 
transferu wiedzy międzypokoleniowej zajmowała się Julie Valk i ich rezul-
taty pokazała m.in. w artykule From Duty to Fashion: The Changing Role of 
the Kimono in the Twenty-First Century (Valk, 2017). 

Skoro wiedza o  kimonie w  społeczeństwie japońskim jest znikoma, 
należałoby się zastanowić, gdzie jeszcze oprócz szkół zakładania kimona 
można ją uzyskać. Moim zdaniem taką funkcję pełnią gofukuya 呉服屋 
oraz tonya 問屋. Oba te rodzaje miejsc sprzedaży kimona odgrywają 
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ważną rolę w  zachowaniu i  promowaniu japońskiej tradycji i  kultury, 
zwłaszcza związanej z ubiorem tradycyjnym, jakim jest kimono. 

Takich miejsc jest niestety coraz mniej. Jeszcze do okresu boomu 
gospodarczego do lat 90. było ich bardzo wiele zarówno w metropoliach, 
jak i w mniejszych miejscowościach. Ich działalność różniła się skalą, lecz 
odgrywały podobne role i  spełniały funkcję ochronną dla materialnego 
i niematerialnego dziedzictwa kulturowego Japonii.

Podczas tegorocznego pobytu badawczego w Kioto dzięki uprzejmo-
ści pracowników firmy CHISO wywodzącej się z firmy typu tonya miałam 
możliwość uczestniczenia w przygotowanej dla mnie demonstracji pro-
cesu sprzedaży. Pokaz, który poprowadził Machiki Fumiya, pozwolił mi 
poznać kulturę sprzedaży kimona w jej najbardziej ekskluzywnej formie. 
Skłoniło mnie to do refleksji o  „japońskości” kimona kreowanej z  per-
spektywy społeczeństwa japońskiego. Porównanie tego doświadczenia do 
sposobów powierzchownego rozumienia „japońskości” kimona w kultu-
rach europejskich, o czym pisałam na początku, silnie motywuje do dal-
szych badań.

Il. 14. Machiki Fumiya podczas prezentacji kimon przeznaczonych do sprzedaży, salon 
firmy CHISO, Kioto 7.09.2023

Podsumowanie

Podczas przygotowywania niniejszego artykułu stało się dla mnie zrozu-
miałe, iż problematyka kimona i  jego ewolucji jest trudna, bardzo roz-
legła i  wymaga odkrywania jej ciągle na nowo. Dzieje się tak dlatego, 
że dynamiczne przemiany kulturowe, społeczne i gospodarcze w społe
czeństwie japońskim bardzo silnie wpływają na rozwój lub stagnację kon-
sumpcji kimona, a co za tym idzie – na możliwości i sposoby korzystania 
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z  tego daru kultury, w którym kryje się bogactwo wielowiekowej sztuki 
ubioru.

Kimono we współczesności jest nadal obecne w  życiu codziennym 
Japończyków, lecz głównie przy szczególnych okazjach jak na przykład-
dzień wejścia w dorosłość seijin no hi, śluby, pogrzeby, oficjalne przyjęcia 
i tym podobne. Badania Julie Valk pokazują jednak, iż wraz ze zmianami 
wzorców społecznych w  XXI wieku, jak również dzięki pojawieniu się 
możliwości zakupu kimon używanych i zainteresowania nimi Japończy-
ków widoczna jest wyraźna zmiana w postrzeganiu kimona. Polega ona na 
odejściu od pojmowania kimona jako ubioru obowiązkowego na szczególne 
okazje i zainteresowaniem się nim jako ubiorem zakładanym dla przyjem-
ności. Valk (2017) nazywa to przejściem od duty kimono do fashion kimono. 
Jest ono zatem nadal integralną częścią kultury japońskiej przy jednoczes-
nym zachowaniu jego wartości artystycznej. Wartość ta wynika z umiejęt-
ności i wrażliwości artystów-rzemieślników tworzących kimona. Wyrażane 
są one poprzez opanowanie historycznych technik tkackich i zdobniczych 
oraz znajomość estetycznych walorów kimon wypracowanych w przeszło-
ści. Proces integracji kimona w życie codzienne współczesnego społeczeń-
stwa japońskiego dopełnia odbiorca dzieł stworzonych przez artystów-rze-
mieślników. Jest to odbiorca, który posiada umiejętności do dekodowania 
zawartej w nich treści symbolicznej oraz wrażliwość pozwalającą na czer-
panie przyjemności z odkrywania ich znaczenia i piękna.

Dbałość o obecność przeszłości we współczesności przy ciągłym procesie 
modernizacji jest zatem elementem niezbędnym do tego, aby kimono pozo-
stało symbolem „japońskości”, a precyzyjne określenie, co w tym przypadku 
znaczy „japońskość” w kontekście globalizacji, wydaje się kluczowe.
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ukończyła w  Hamburgu w  Instytucie Japonistyki w  zakresie kulturo-
znawstwa i historii sztuki. Jej obszarami badawczymi są sztuka japońska 
ze szczególnym uwzględnieniem tradycyjnego rzemiosła artystycznego, 
kontakty kulturowe Japonii z Europą, proces kształtowania i zmian wyob-
rażeń o Japonii w Europie oraz estetyka w życiu codziennym współczes-
nego społeczeństwa japońskiego. Jest autorką książki Rezeption japanischer 
Kultur in Deutschland: Zeitgenössische Keramik als Fallstudie (Kraków: 
Księgarnia Akademicka, 2012). Obecnie pracuje w  Instytucie Studiów 
Międzykulturowych Uniwersytetu Jagiellońskiego w Krakowie.
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Zróżnicowanie postaw etnocentrycznych polskich 
konsumentów odzieży 1

S treszczenie         

Strój i wybory odzieżowe są ważnym wyznacznikiem i sposobem wyrażania 
tożsamości oraz przekonań. Celem artykułu, opartego na wynikach badań 
ankietowych przeprowadzonych w 2022 r. na reprezentatywnej próbie miesz-
kańców Polski, jest pokazanie, w  jakim stopniu współcześni polscy konsu-
menci odzieży wykorzystują ubiór do wyrażania postaw etnocentrycznych. 
Oprócz najczęściej jak dotąd analizowanego patriotyzmu konsumenckiego 
związanego z  preferencjami nabywania dóbr krajowej produkcji zapropo-
nowano typologię innych form etnocentryzmu odzieżowego. Uwzględniono 
zarówno „etnocentryzm kreatywny”, odnoszący się do umiejscowienia procesu 
projektowania odzieży i pochodzenia tworzących ją projektantów, jak i „etno-
centryzm symboliczny”, w  przypadku którego istotne są treści kreatywne 
i symboliczne komunikowane przez wzornictwo, odnoszące się do narodowej 
(odzież patriotyczna) lub lokalnej i  regionalnej skali wyrażania tożsamości 
(stroje ludowe, etnodizajn). Stwierdzono następnie, w jakim stopniu nabywcy 
zwracają uwagę na to, czy kupowane przez nich ubrania są zaprojektowane 
i wyprodukowane w Polsce, a także w jakim zakresie obecna jest w szafach 
Polaków odzież odwołująca się do kultury i dziedzictwa kulturowego. Poka-
zano uwarunkowania zróżnicowania postaw i zachowań mieszkańców Pol-
ski w tym względzie, biorąc pod uwagę ich cechy społeczno-demograficzne. 
W części końcowej wyróżniono cztery grupy konsumentów o różnym stopniu 
identyfikacji z zaproponowanymi postawami etnocentrycznymi.

S Ł O WA  K LU C Z E : 	 ubranie, odzież, patriotyzm konsumencki, etnocentryzm 
konsumencki, typologia postaw

1	 Artykuł powstał w wyniku realizacji projektu badawczego „Rynek mody w kontekście zrów-
noważonego rozwoju”, sfinansowanego ze środków Narodowego Centrum Nauki, umowa 
nr UMO-2018/31/B/HS4/02961 w latach 2019–2024.
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A B S T RAC T

Diversity of Ethnocentric Attitudes among Polish Consumers of Fashion

Clothing and sartorial choices are an important way and means of expressing 
identities and worldviews. Based on the results of the authors survey of a repre-
sentative sample of Polish population conducted in 2022, the aim of the article 
is to show to what extent contemporary Polish fashion consumers use cloth-
ing to express ethnocentric attitudes. In addition to economic ethnocentrism 
most often analysed so far with respect to preferences for domestically produced 
goods, other possible forms of fashion ethnocentrism are highlighted, propos-
ing their typology. Both ‘creative ethnocentrism’ related to attaching impor-
tance to the location of the design process and the nationality of the designers, 
and ‘symbolic ethnocentrism’, where the creative and symbolic content com-
municated by design is important, relating to the national (so-called patriotic 
garments), or local and regional scale of expressing identity (folk costumes, gar-
ments with ethnic inspirations) were considered. The study examines to what 
extent fashion consumers pay attention to whether the clothes they buy are 
designed and manufactured in Poland, and to what extent clothing inspired 
by culture and cultural heritage is present in Polish wardrobes. The determi-
nants of the diversity of attitudes and behaviours of the Polish population in 
this respect are also discussed, taking into account various socio-demographic 
characteristics. In conclusions four groups of consumers with a different focus 
and extent of expressing ethnocentric attitudes were identified.

K E Y W O R D S :  	clothing, apparel, consumer ethnocentrism, attitude typology, 
consumer segments

Ubrania a tożsamość

Strój i  wybory odzieżowe są ważnym wyznacznikiem oraz sposo-
bem konstruowania i  wyrażania tożsamości oraz przekonań. Ich rola 
zdaje się wzrastać w społeczeństwie konsumpcyjnym, gdzie to nie mate-
rialny i  funkcjonalny wymiar odzieży, lecz jej wartość jako komunikatu 
odgrywa wiodącą rolę (Davis, 1992; Żuchowska-Zimnal, 2019). Ubiór 
może być medium i wyrazem utożsamiania się z określoną klasą, grupą 
społeczną, zawodową, subkulturą, przekonaniami politycznymi lub miej-
scem zamieszkania. Odzwierciedla złożoność relacji pomiędzy globalnoś-
cią a lokalnością, pomiędzy homogenizacją a chęcią indywidualizacji we 
współczesnym świecie (Bauman, 1997). Ubiór jest zarazem narzędziem 
autokreacji i dystynkcji, jak i afiliacji, a wykorzystywanie go do komuni-
kowania tożsamości lub stylu życia może być świadome lub podświadome 
(Kall i in., 2018). Może wyrażać poczucie odrębności i przynależności do 
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grupy etnicznej, religijnej lub narodowej, identyfikację z kulturami głów-
nego nurtu lub wartościami kontrkulturowymi, jednocześnie wpisując się 
w szersze procesy estetyzacji życia codziennego. Jak pisze T. Leszniewski 
(2007, s. 52):

Bliski związek mody z tożsamością wynika z faktu, że moda i tożsamość 
bazują na dwóch tych samych procesach (…) mają one dać człowie-
kowi poczucie zarówno przynależności do określonej grupy społecznej, 
jak i  przekonanie o  własnej wyjątkowości (…) równocześnie potrzebu-
jemy doświadczać wspólnoty (…) i odmienności pozwalającej na wyrwa-
nie się z „masy”, stając się tym samym indywidualnością. Mówimy zatem 
o dwóch procesach identyfikacji i indywiduacji.

Nie tylko socjologowie i  etnologowie, lecz także ekonomiści zauwa-
żają więc, iż rynek mody jest szczególnie ciekawy i odmienny od pozosta-
łych ze względu na istotność wartości emocjonalnych i symbolicznych dóbr 
w powiązaniu z często drugoplanowym znaczeniem ich wartości funkcjo-
nalnych. Podejmowane przez konsumentów wybory nie zawsze są racjo-
nalne, gdyż są silne podporządkowane aspiracjom tożsamościowym oraz 
trendom. Prowadzi to do skracania cyklu życia produktu nie ze względu 
na jego zużycie, lecz dynamicznie zmieniające się preferencje konsumen-
tów i wielość czynników wpływających na nabywanie odzieży (Sempruch-
-Krzemińska i in., 2016; Mróz-Gorgoń i Perchla-Włosik, 2016).

Komunikowanie postaw patriotycznych i tożsamości 
a wybory odzieżowe

Zgodnie ze słownikową definicją (PWN, 1995, s.  837) „patriotyzm to 
miłość do ojczyzny, do własnego narodu połączona z gotowością ofiar dla 
nich”. Wyróżnia się także jego odmianę odnoszącą się do „małej ojczy-
zny”, tj. „patriotyzm lokalny jako silne przywiązanie do miejscowości 
lub regionu, z którymi się jest związanym, powodujące stawianie spraw 
lokalnych ponad sprawy ogólnokrajowe” (PWN, 1995, s. 837). Przywią-
zanie do własnej ojczyzny jako miejsca pochodzenia i zamieszkania oraz 
akcentowanie emocjonalnej więzi z  historią, tradycją, ojczystym języ-
kiem czy kulturą i krajobrazem może być realizowane w różny sposób. 
Współczesne rozumienie patriotyzmu jest bardzo szerokie. Zawiera nie 
tylko gotowość do obrony ojczyzny w razie niebezpieczeństwa, identyfi-
kację z własnym narodem z perspektywy uczuciowo-symbolicznej, obej-
mującej okazywanie szacunku i  identyfikację z symbolami narodowymi 
(godło, flaga, hymn) lub uczestnictwo w  świątecznych i  rocznicowych 
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obchodach, przywołujących ważne symbolicznie postacie i  wydarzenia, 
lecz także podejmowanie konkretnych działań na co dzień (Kulikowska 
i  Obracht-Prondzyński, 2016). Mogą one obejmować starania na rzecz 
pielęgnowania tradycji lub dbałość o materialne dziedzictwo kulturowe, 
a przede wszystkim wypełnianie obowiązków obywatelskich i przestrze-
ganie prawa, zaangażowanie w życie polityczne i społeczne, uczestnictwo 
w wyborach, sumienne płacenie podatków, szanowanie mienia wspólnego, 
wyrażanie troski o środowisko naturalne czy wspieranie narodowej gospo-
darki i lokalnej przedsiębiorczości. Ostatnia z wspomnianych form patrio-
tyzmu określana jest mianem patriotyzmu gospodarczego lub etnocen-
tryzmu konsumenckiego, który wyrażany jest w codziennych wyborach 
konsumenckich, sprzyjających rodzimym dostawcom i producentom 2.

Spojrzenie na patriotyzm z  szerokiej perspektywy pozwala na 
dostrzeżenie wielości postaw etnocentrycznych, jakie mogą być wyra-
żane przez nabywanie i  noszenie odzieży. Zdaniem autorów, wyróż-
nić można c z t e r y  u j ę c i a  m a n i f e s t o w a n i a  p r z y w i ą z a n i a 
d o  o j c z y z n y  w y b o r a m i  o d z i e ż o w y m i :  d w a  o d n o s z ą c e 
s i ę  d o  w y m i a r u  g o s p o d a r c z e g o,  c z y l i  k l a s y c z n y  e t n o -
c e n t r y z m  (p a t r i o t y z m)  k o n s u m e n c k i  i   e t n o c e n t r y z m 
k r e a t y w n y  a k c e n t u j ą c y  k r a j  p o c h o d z e n i a  w z o r n i c t w a 
o r a z  d w a  o d n o s z ą c e  s i ę  d o  t r e ś c i  k r e a t y w n y c h  i   s y m -
b o l i c z n y c h  k o m u n i k o w a n y c h  p r z e z  o d z i e ż   –  o d z i e ż 
j a k o  ś r o d e k  w y r a ż a n i a  t o ż s a m o ś c i  n a r o d o w e j, w kontek-
ście polskim często określana jako „patriotyczna” oraz o d z i e ż  z a w i e -
r a j ą c a  l o k a l n e  l u b  r e g i o n a l n e  o d w o ł a n i a  k u l t u r o w e 
(stroje ludowe, etnodizajn) 3.
	 Badania większych zbiorowości konsumentów prowadzone były jak 
dotąd przede wszystkim przez ekonomistów z  perspektywy pierwszego 
typu etnocentryzmu (Figiel, 2004). K l a s y c z n y  e t n o c e n t r y z m 
k o n s u m e n c k i  odnoszący się do poczucia moralnej powinności naby-
wania dóbr krajowej produkcji, świadomie propagowany przez niektóre 
państwa od XIX wieku, wiąże się z konkretnymi postawami i przekona-
niami konsumentów (Shimp i Sharma, 1987, s. 280):

Z perspektywy etnocentrycznych konsumentów nabywanie dóbr impor-
towanych jest złe, ponieważ (…) szkodzi krajowej gospodarce, prowadzi 

2	 Samo znaczenie symboli patriotycznych również może ulegać przemianom, być twórczo rein-
terpretowane i  wykorzystywane w  nowych kontekstach i  formach (Mroz-Gorgoń i  Perchla-
-Włosik, 2016).

3	 Rozumiane jako odwołania do „niższej” niż narodowa skali przestrzennej tożsamości (Rem-
bowska, 2000).
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do utraty miejsc pracy i jest wyraźnie niepatriotyczne (…) etnocentryzm 
konsumencki daje jednostce poczucie tożsamości oraz przynależności 
i związany jest ze świadomością tego, jakiego typu zachowanie nabywcze 
jest akceptowalne, a jakie nie dla danej grupy odniesienia.

Nabywanie krajowych dóbr jest więc motywowane chęcią wspiera-
nia własnego kraju zarówno pod względem gospodarczym, jak i moral-
nym. Troskę o niego i identyfikację z nim wyraża się przez unikanie dóbr 
zagranicznych i preferowanie krajowych (Balabanis i in., 2001). W skraj-
nej formie może to być uznane za przejaw nacjonalizmu gospodarczego, 
a w umiarkowanej jako marketingowa bariera internacjonalizacji (Szrom-
nik i Wolanin-Jarosz, 2013). 

Poziom etnocentryzmu konsumenckiego może być r ó ż n y  w  z a l e ż -
n o ś c i  o d  p a ń s t w a  i   c e c h  s p o ł e c z n o - d e m o g r a f i c z n y c h. 
W latach 90. ubiegłego wieku (Balabanis i in., 2001) wskazywano np., iż 
Polacy są bardziej etnocentryczni niż Rosjanie, większy poziom etnocen-
tryzmu charakteryzuje kobiety, osoby starsze, mniej wykształcone, o kon-
serwatywnych poglądach. Osoby lepiej wykształcone i  lepiej zarabiające 
cechowały się natomiast słabszą postawą etnocentryczną (Good i Hudd-
leston, 1995). Jednym z uwarunkowań utrzymującego się, pomimo glo-
balizacji, etnocentryzmu w  Polsce może być to, iż po fascynacji towa-
rami zagranicznymi, które były trudno dostępne w okresie socjalistycznej 
gospodarki niedoborów, po pierwszej fazie transformacji nastąpił czas, 
kiedy entuzjazm ten zaczął słabnąć. Głównym powodem mogły być 
obawy przed rosnącą dominacją firm z kapitałem zagranicznym w pol-
skiej gospodarce, zarówno w efekcie prywatyzacji, jak i napływu inwesty-
cji zagranicznych (Cumberland i in., 2010). Wiąże się to również z histo-
rycznymi doświadczeniami rozbiorów, które mogą przekładać się na silny 
patriotyzm gospodarczy, chęć obrony krajowego rynku i potrzebę dumy 
z osiągnięć gospodarczych (Good i Huddleston, 1995; Cumberland i in., 
2010). Potwierdzały to m.in. badania A. Szromnika i E. Wolanin-Jarosz 
(2013) na Podkarpaciu, przy czym oprócz wcześniej wspomnianych cech, 
takich jak wiek, płeć czy wykształcenie, o  sile etnocentryzmu wydawał 
się także przesądzać kontekst geograficzny. Mieszkańcy Rzeszowa i oko-
lic wyrażali bardziej etnocentryczne postawy niż mieszkańcy Krakowa. 
Początkowo w badaniach etnocentryzmu w Polsce najczęściej podejmo-
wano jednak tematykę żywności lub zróżnicowanego koszyka dóbr, nie 
skupiając się na odzieży (Romanowski, 2013).

W badaniu ankietowym CBOS (2017) na temat „Patriotyzmu gospo-
darczego” polskie pochodzenie produktu było trzecim najważniejszym, 
po cenie i  jakości, kryterium zakupu istotnym dla 46% respondentów. 
Było ono szczególnie ważne dla osób starszych, o wyższych dochodach, 
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z dużych miast, mniej wykształconych i o konserwatywnych poglądach. 
Rodzimość produktu i  kierowanie się przy zakupach patriotycznymi 
pobudkami, związanymi z przekonaniem o korzystnym wpływie na kra-
jową gospodarkę (a  nie o  lepszej jakości), deklarowali jednak przede 
wszystkim ludzie młodsi (poniżej 45 lat), lepiej wykształceni i o wyższych 
dochodach, mieszkający w  dużych miastach. Argumenty związane ze 
specyfiką produktów jako takich przemawiały natomiast bardziej do osób 
o  niższym poziomie wykształcenia, z  mniejszych miejscowości i  o  niż-
szych dochodach. W  badaniu CBOS dotyczącym „Patriotyzmu Pola-
ków” (2018) większość respondentów rozumiała patriotyzm z  perspek-
tywy uczuciowo-tożsamościowej, a nie działań praktycznych. W efekcie 
najsłabiej akcentowaną kwestią było kupowanie polskich produktów. Za 
element patriotyzmu uznała go mniej niż jedna czwarta badanych (24%). 
Tylko jeden na pięciu respondentów często unikał kupowania produk-
tów, które nie zostały wytworzone w Polsce. Badania skupione na kohor-
tach wiekowych wykazały, że pokolenie Z wyraża mniej etnocentryczne 
postawy konsumenckie od pokoleń X i Y (Szwed, 2018).

Badania dotyczące zrównoważonej konsumpcji mody prowadzone 
wśród n a b y w c ó w  o d z i e ż y  w  Europie wskazały na z r ó ż n i c o -
w a n e  p r e f e r e n c j e  d l a  o d z i e ż y  k r a j o w e j  p r o d u k c j i. Jest 
to kwestia znacznie bardziej istotna dla Hiszpanów i Francuzów niż dla 
mieszkańców Niemiec, Włoch i  Wielkiej Brytanii (Fashion Revolution, 
2020). W polskich badaniach (Sempruch, 2010) jedynie dla niespełna jed-
nej trzeciej konsumentek masowo produkowanej mody istotnym czyn-
nikiem wyboru było miejsce produkcji odzieży. Podobne były ustale-
nia K.  Sempruch-Krzemińskiej z  zespołem (2016), w  ramach których 
stwierdzono, że dla polskich konsumentek kraj produkcji nie jest istot-
nym czynnikiem zakupowym dla żadnej z grup wiekowych. Jednocześnie 
kraj pochodzenia produktu nie zawsze jest tożsamy z krajem pochodze-
nia marki, czego część konsumentów może nie być w  pełni świadoma. 
Niemniej jednak badania w kontekście polskim (Cumberland i in., 2010; 
Baran, 2017) pokazały, iż Polacy cechują się umiarkowanym etnocentry-
zmem, przy czym w  przypadku odzieży i  obuwia jest on mniejszy niż 
w  odniesieniu do żywności, a  większy niż w  przypadku kosmetyków. 
Badania (Ďaďo i in., 2017) porównujące etnocentryzm w Chorwacji, Pol-
sce i  na Słowacji również wskazały na znacznie większą rozpoznawal-
ność marek z rynku żywności niż z branży odzieżowej. W świetle now-
szych, choć niereprezentatywnych, badań (Stępień i Młody, 2018) na kraj 
pochodzenia przy zakupach odzieżowych zwracało uwagę 60% osób, co 
niekoniecznie przekładało się na skłonność do płacenia więcej za pol-
skie produkty. Na pozytywne wartościowanie polskiej produkcji odzie-
żowej wpływają dodatnio wiek, poziom dochodów oraz wykształcenia 
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konsumenta. Z kolei w badaniach J. Górskiego i M. Metryckiego (2018) 
wśród studentów zdiagnozowano relatywnie niski poziom etnocen-
tryzmu. Choć rodzimość produkcji uznawano często za wyraz jakości 
wyrobu, kupując elegancką odzież, studenci przeważnie nie kierują się 
krajem pochodzenia. Pewne nadzieje na wzrost etnocentryzmu konsu-
menckiego wiązano w wielu krajach, w tym w Polsce, z chęcią wspierania 
krajowych gospodarek w  dobie pandemii COVID-19. W  świetle badań 
kraj pochodzenia produktów jest jednak istotny jedynie dla 40% Polaków, 
w większym stopniu dla kobiet niż mężczyzn (Szabuniewicz i Majkut, 
2021). Co więcej, deklarowane preferencje nie muszą przekładać się na 
wybory konsumenckie (Romanowski, 2013).

Znacznie mniej uwypuklaną formą patriotyzmu gospodarczego jest 
e t n o c e n t r y z m  d o t y c z ą c y  w z o r n i c t w a, który można okre-
ślić mianem k r e a t y w n e g o. Zamiast kraju produkcji czy kraju pocho-
dzenia marki oraz kraju pochodzenia materiałów do produkcji przywią-
zuje on wagę do k r a j u  w y t w o r z e n i a  w z o r u  p r o j e k t o w e g o 
lub u t o ż s a m i a n i a  p r o j e k t a n t a  i   p r o c e s u  p r o j e k t o w a -
n i a  p r o d u k t u  z   k o n k r e t n y m  k r a j e m, co przekłada się też na 
postrzeganie jego jakości i walorów estetycznych (Acharya i Elliott, 2001). 
Kwestia ta pojawiła się w dyskursie o preferencjach konsumentów odzieży 
niedawno, głównie w kontekście nadziei na częściową chociażby relokację 
produkcji do kraju pochodzenia, w szczególności z krajów azjatyckich do 
Europy, motywowaną zarówno względami wizerunkowymi, jak i organi-
zacyjnymi) (Arooj i Barnes, 2017). Fakt, iż zakupy odzieżowe są obecnie 
często motywowane w większej mierze względami estetyczno-symbolicz-
nymi i  społecznymi niż praktycznymi sprawia, iż dla wielu konsumen-
tów ważną częścią wartości niematerialnej ubrań i  wizerunku propo-
nujących je marek może być miejsce zaprojektowania ubrania lub jego 
utożsamianie z działalnością osadzonego w konkretnym kontekście naro-
dowym, a nawet lokalnym, projektanta. Nie tyle istotne może więc być, 
gdzie ostatecznie wyprodukowano daną sztukę odzieży, lecz gdzie stwo-
rzono jej prototyp, wymyślono jej formę i  wykreowano jej symboliczną 
zawartość (Hamzaoui i Merunka, 2006). Duże przedsiębiorstwa modowe 
z krajów wysoko rozwiniętych mogą przy tym akcentować ten aspekt swo-
jej działalności nie tylko ze względu na chęć wpisywania się w oczekiwa-
nia konsumentów (element pozytywnego wizerunku firmy), lecz także ze 
względu na inne korzyści. Są to możliwości czerpania przez projektantów 
inspiracji z najbliższego otoczenia, zarówno krajobrazu i dziedzictwa kul-
turowego (np. z kolekcji muzealnych, Murzyn-Kupisz i Hołuj, 2022), jak 
i przez obserwowanie zachowań i preferencji docelowych konsumentów, 
co pozwala na lepsze zrozumienie ich gustów i potrzeb (Arooj i Barnes, 
2017). Ponadto w dobie kontrastów między fast fashion a slow fashion nie 
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zawsze na pierwszym planie zainteresowań konsumentów znajduje się 
jakość produktu jako taka, lecz jakość, innowacyjność i unikalność wzor-
nictwa. Zwolennicy idei „p a t r i o t y z m u  w z o r n i c z e g o” uważają 
więc, iż najlepiej, by ideowa część procesu produkcyjnego odbywała się 
w kraju docelowym, gdzie odzież ma trafić do sprzedaży. Choć brak badań 
na ten temat, to w kontekście polskim w ostatnich latach wyraźnie widać 
ten tok myślenia w  działaniach największych rodzimych graczy rynku 
odzieżowego, np. oznakowanie „Zaprojektowano w Polsce” na ubraniach 
sprzedawanych pod marką Reserved przez firmę LPP.

Z postawą etnocentryczną w konsumpcji mody wiąże się również fakt, 
że sam ubiór może być bezpośrednim nośnikiem różnych form tożsamo-
ści kolektywnych. Odzież może służyć bardziej dosłownemu wyrażaniu 
patriotyzmu przez wykorzystanie umieszczonych na niej i komunikowa-
nych przez nią symboli, skojarzeń, odwołań do historycznych wydarzeń, 
postaci lub postaw, z którymi utożsamia się konsument (Łoziński, 2016). 
W  kontekście polskim w  ostatnich latach zauważa się wyraźny wzrost 
zainteresowania modą nazywaną mianem p a t r i o t y c z n e j. Odzież 
o motywach patriotycznych, pejoratywnie niekiedy określa się także jako 
„p a t r i o t y z m  k o n f e k c y j n y” lub „p a t r i o t y z m  k o s z u l k o w y”, 
zwracając uwagę na powierzchowność i  komercjalizowanie odwołań do 
symboliki narodowej (Doległo, 2018; Mróz-Gorgoń i  Perchla-Włosik, 
2016). Popularność tego typu odzieży wśród wybranych grup społecznych, 
które nabywając i nosząc ją, akcentują swoją afiliację grupową i rozumienie 
patriotyzmu sensu largo, jest według tych badaczy dowodem na mediaty-
zację i komercjalizację współczesnej pamięci społecznej. W większej mie-
rze składa się ona z haseł i identyfikacji wizualnej niż z wiedzy o faktach 
historycznych czy rzeczywistej chęci podejmowania przydatnych społecz-
nie działań. Widzą w tym fenomenie odzwierciedlenie rosnącej retrotopii 
(Bauman, 2017) – nostalgicznego powrotu do wyimaginowanej przeszło-
ści, łatwiej zrozumiałej i komunikowalnej niż złożona prawda historyczna, 
na czym zarabiają wybrane firmy i marki odzieżowe. Ich sztandarowym 
produktem jest męska koszulka, która tym samym przestaje być jedynie 
ubraniem, a staje się „nośnikiem, banerem” dla jej użytkownika (Doległo, 
2018). Wykorzystywane motywy, takie jak symbole narodowe często prze-
nikające się z tematyką historyczno-wojskową oraz metaforami sugerują-
cymi cechy charakterystyczne posiadacza koszulki (męstwo, siła, męskość, 
tradycjonalistyczne podejście do patriotyzmu opartego na więzach krwi 
i  resentymencie wobec wrogów), są związane z  retoryką odnoszącą się 
bardziej do patriotyzmu republikańskiego niż liberalnego (Turko, 2020). 
W związku z tym, z jednej strony, według badań B. Mróz-Gorgoń i A. Per-
chli-Włosik (2016) głównymi klientami marek odzieży patriotycznej są 
młodzi mężczyźni wyznający wartości takie jak patriotyzm i szacunek do 
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historii Polski, interesujący się historią, wojskowością i sportem. Mogą oni 
reprezentować wykluczający nurt patriotyzmu. Z drugiej strony, masowo 
produkowaną, także przez firmy odzieżowe, np. sportowe głównego nurtu, 
odzież patriotyczną wykorzystującą symbolikę polskiej flagi, godła i barwy 
narodowe posiada w szafach relatywnie duży odsetek Polaków, co wiąże się 
m.in. z jej zakładaniem podczas kibicowania na wydarzeniach sportowych. 
Według CBOS (2018) odzież patriotyczną bardzo często lub często nosiło 
odpowiednio 3% respondentów w 2016 r. i 7% w 2018 r. Może to świadczyć 
o wzroście popularności tego typu wyrażania patriotyzmu wraz ze zmia-
nami i radykalizacją polskiej sceny politycznej w ostatnich latach, ale rów-
nież modą na bardziej „pokojowe” i „radosne” wyrażanie przynależności 
narodowej w  trakcie wydarzeń sportowych (Napiórkowski, 2019). Popyt 
ten ma też wyraźny wymiar ekonomiczny. Na początku XXI wieku rynek 
„specjalistycznej” odzieży patriotycznej w Polsce szacowano na kilkanaście 
milionów złotych rocznie (Łoziński, 2016).

Oprócz etnocentryzmu gospodarczego, drugą formą etnocentryzmu 
odzieżowego jest więc e t n o c e n t r y z m  s y m b o l i c z n y. Oprócz 
powyżej opisanej wersji „narodowej” posiada on także drugą odmianę. 
O d z i e ż  m o ż e  b y ć  i n s p i r o w a n a  l o k a l n y m  l u b  r e g i o -
n a l n y m  d z i e d z i c t w e m  k u l t u r o w y m,  o d w o ł y w a ć  s i ę 
w p r o s t  d o  s z e r o k o  r o z u m i a n e j  l u d o w o ś c i,  p o w i e l a ć 
i s t n i e j ą c e  w z o r c e  (n p.  r e k o n s t r u k c j e  s t r o j ó w  l u d o -
w y c h)  l u b  k r e a t y w n i e  j e  w y k o r z y s t y w a ć  i   p r z e t w a -
r z a ć  dla potrzeb współczesnych konsumentów (tzw. e t n o d i z a j n) 
(Orszulak-Dudkowska, 2013; Orzeł, 2018; Klekot, 2021).

A.W. Brzezińska (2013) zauważa, iż stroje ludowe są złożonym feno-
menem kulturowym, związanym m.in. ze współczesną rekonstrukcją, 
inspiracją i  przetwarzaniem tradycyjnych wzorców. Strój ludowy może 
zatem być zarówno medium artystycznego poszukiwania tożsamości, 
nośnikiem treści kulturowych i osobistych, jak i częścią skomodyfikowa-
nego wizerunku osób i miejsc lub elementem atrakcyjności usług odwołu-
jących się do tradycyjnej ludowości.

Tradycja inspiracji ludowością w polskim wzornictwie sięga XIX wieku 
(Klekot, 2021). Nie brak jej krytyków, dostrzegających w  wykorzystaniu 
przez współczesne wzornictwo odwołań kulturowych do lokalności czy róż-
nie interpretowanego dziedzictwa kultury ludowej lub regionalnej liczne 
problemy i  zagrożenia, takie jak stereotypizacja, spłycanie, banalizacja 
i zawłaszczanie treści kulturowych, przestarzałe podejście do ludu i ludo-
wości w duchu romantycznej nostalgii, wybiórczość i podatność na ideo-
logizację (Orzeł, 2018; Klekot, 2021). Pomimo tych zastrzeżeń zjawisko to 
jest stale obecne zarówno w ofercie sprzedawanej odzieży, jak i w polskich 
szafach, ciesząc się zainteresowaniem społecznym (Orszulak‑Dudkowska, 
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2013). Moda na ludowość przewija się w polskiej kulturze i sztuce użytko-
wej cyklicznie i może także czerpać z bardziej egzotycznych, odległych wzo-
rów, wzbogacając rodzime tradycje i tworząc ciekawe połączenia estetyczne.

Ze względu na powiązanie z regionalną kulturą etnodizajn bywa nie-
kiedy nazywany „projektowaniem zakorzenionym”. Badacze tego fenomenu 
kulturowego spierają się więc co do jego definicji i zasięgu. B. Olszewska 
(2014) nazywa etnodizajnem nurt wzornictwa, który wykorzystuje inspi-
racje, motywy, techniki i materiały z tradycyjnej kultury i sztuki ludowej, 
by je przetworzyć we współczesnym kontekście dla współczesnych odbior-
ców. J. Słomska-Nowak (2014) widzi go szerzej – jako formę „projektowa-
nia inspirowanego ludowością”. Wyróżnia się etnodizajn cytujący auten-
tyczne lub przetransponowane motywy ludowe oraz bazujący na szerszych 
skojarzeniach z ludowością i towarzyszącym jej (lub wyobrażeniom o niej) 
rustykalnym klimacie i nastroju (Orszulak-Dudkowska, 2013). Ten drugi 
może obejmować projektowanie, wytwarzanie i użytkowanie przedmiotów 
w duchu wartości i norm życia wiejskiego (np. w duchu slow). Zauważa się 
także ważną wspólnotową i pośredniczącą funkcję etnodizajnu, który może 
wspomagać procesy integracyjne, tworzyć relacje międzyludzkie, pozwa-
lać na przekazywanie tradycyjnych wzorców oraz umiejętności pomiędzy 
środowiskami i  pokoleniami, jak również tworzyć możliwość rozwijania 
pasji i zainteresowań oraz szanse ich przełożenia na działalności o charak-
terze gospodarczym, korzystnym dla gospodarki lokalnej. Utożsamianie 
etnodizajnu jedynie z odwołaniami do tradycyjnej kultury chłopskiej (lub 
tradycyjnych kultur egzotycznych) jest z perspektywy niektórych badaczy 
zbyt wąskie, gdyż należałoby dostrzec realizowane w duchu etnodizajnu 
zabiegi stosowane wobec dziedzictwa kulturowego innych środowisk folk-
lorotwórczych, takich jak środowiska robotnicze, dzielnicowe, subkul-
tury muzyczne czy odwołania do stylistyki łączonej z określonym okresem 
historycznym (np. estetyka PRL we wzornictwie marki „Pan tu nie stał” 
z Łodzi) (Orszulak-Dudkowska, 2013). Odwołania do rozmaicie rozumia-
nego dziedzictwa kulturowego w kontekście miejskim, wiejskim lub regio-
nalnym mogą więc być elementem strategii biznesowej i pozycjonowania 
marki (np. Gryfnie na Górnym Śląsku).

W kontekście niniejszego tekstu bardzo istotne jest zauważenie, iż tak 
jak różne mogą być powody wykorzystania regionalnych inspiracji kultu-
rowych przez projektantów i producentów odzieży, tak równie zróżnico-
wane mogą być motywacje konsumentów, by je nabywać i z nich korzystać. 
Niektóre osoby będą ich współtwórcą, kontynuują tradycję ubierania stroju 
ludowego na konkretne, zwykle odświętne, okazje. Inne chciałyby w nowo-
czesny sposób wyrazić swoje zakorzenienie, zainteresowanie i identyfika-
cję z  regionalną kulturą. Inne jeszcze pragną podkreślić odrębność este-
tyczną i dobry smak w odniesieniu do ubioru (kulturową dystynkcję) lub 



Monika Murzyn-Kupisz, Jarosław Działek – Zróżnicowanie postaw etnocentrycznych

439

też traktują takie ubranie jako ciekawą, „egzotyczną” pamiątkę turystyczną 
bez utożsamiania się z  miejscem. Mogą to robić, korzystając z  odzieży 
powstającej na bazie „autentycznych” lub powierzchownych inspiracji 
regionalną kulturą, produkowanej lokalnie, jednostkowo i  w  małej skali 
lub masowo, daleko od miejsca, które zapewniło inspiracje.

Przegląd literatury pozwala na próbę syntezy szerokiego spektrum 
postaw etnocentrycznych związanych z odzieżą i wyróżnienie ich czte-
rech typów (tab.  1). Pod uwagę wzięto takie cechy jak: forma etnocen-
tryzmu, jego ukierunkowanie, cechy odzieży kluczowe dla konsumenta 
i szczególnie doceniane przez niego aspekty, przesądzające o nabyciu lub 
posiadaniu danego typu odzieży, a  także skala przestrzenna tożsamo-
ści, z jaką wybór odzieżowy może być utożsamiany. Przedstawioną pro-
pozycję należy traktować jako „typy idealne” zachowań konsumenckich. 
W rzeczywistości, choć w danym dobru odzieżowym może być szczegól-
nie akcentowana konkretna cecha, może ono także spełniać pozostałe kry-
teria (np. t-shirt w duchu etnodizajnu odwołujący się do tożsamości regio-
nalnej, zaprojektowany i wyprodukowany w Polsce).

Cel opracowania, metody i pytania badawcze 

Polski rynek odzieżowy należy do największych w  Europie Środkowo-
-Wschodniej (Oleksyn-Wajda, 2019). Według Eurostatu polskie gospodar-
stwa domowe wydały w 2021 roku ponad 12,5 mld euro na odzież. Przed 
pandemią wydatki konsumentów na zakup odzieży sukcesywnie wzrastały, 
w latach 2012–2019 łącznie o 65%. Obecnie rynek ten wyraźnie odbudo-
wuje się po załamaniu pandemicznym. Jednocześnie wzrastał udział pol-
skiego rynku odzieży w rynku Unii Europejskiej z 3,25% w 2012 r. do 5,1% 
w  2021  r. Pod względem łącznej wartości wydatków gospodarstw domo-
wych na zakup odzieży Polska zajmowała w 2021 r. szóste miejsce w EU27 
po Niemczech, Włoszech, Francji, Hiszpanii i Holandii. 

W ostatniej dekadzie często zwracano uwagę na fakt, iż dynamiczny 
rozwój konsumpcji odzieży w  Polsce odzwierciedla zmiany społeczno-
-gospodarcze i kulturowe w naszym kraju, a także pojawiające się nowe 
trendy i segmenty rynku (np. odzież luksusowa, patriotyczna, wzrost zna-
czenia kwestii ekologicznych i etycznych) (Sempruch-Krzemińska i  in., 
2016). Wykorzystywanie ubioru do komunikowania postaw i  tożsamo-
ści odzwierciedla jednocześnie hybrydyczność polskiej kultury pomiędzy 
tożsamością typu nowoczesnego a ponowoczesnego (Żuchowska-Zimnal, 
2019). B r a k u j e  j e d n a k  p o g ł ę b i o n y c h  b a d a ń  n a d  p o s t a -
w a m i  e t n o c e n t r y c z n y m i  w   o d n i e s i e n i u  d o  w y b o r ó w 
o d z i e ż o w y c h  P o l a k ó w.
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By zapełnić powyższą lukę badawczą, zaproponowano autorską typo-
logię i w czerwcu 2022 r. przeprowadzono własne badania ankietowe na 
reprezentatywnej próbie mieszkańców Polski (N=1067 osób) 4.

	 C e l e m  a r t y k u ł u  b y ł o  p o k a z a n i e,  w   j a k i m  s t o p -
n i u  p o l s c y  k o n s u m e n c i  o d z i e ż y  w y k o r z y s t u j ą  u b i ó r 
d o  w y r a ż a n i a  r ó ż n y c h,  r ó w n i e ż  n i e u w z g l ę d n i a n y c h 
w c z e ś n i e j  w   b a d a n i a c h,  e t n o c e n t r y c z n y c h  p o s t a w 
k o n s u m e n c k i c h. W tym kontekście postawiono następujące pytania 
badawcze:

•	 W jakim stopniu polscy konsumenci odzieży reprezentują etno-
centryzm gospodarczy, czyli zwracają uwagę na to, czy kupowane 
przez nich ubrania są produkowane lub zaprojektowane w Polsce?

•	 W jakim stopniu polscy konsumenci odzieży reprezentują etno-
centryzm symboliczny, czyli czy w ich szafach obecne są ubrania 
patriotyczne lub inne elementy garderoby odwołujące się do tożsa-
mości narodowej oraz ubrania lub inne elementy garderoby odwo-
łujące się do tożsamości lokalnej lub regionalnej?

•	 Jakie cechy społeczno-demograficzne wpływają na silniejsze etno-
centryczne postawy konsumenckie na rynku odzieżowym?

•	 Czy biorąc pod uwagę dwa główne wymiary etnocentryzmu odzie-
żowego, można wyróżnić w kontekście polskim specyficzne grupy 
konsumentów o silniejszym etnocentrycznym ukierunkowaniu?

Z a m i a r e m  a u t o r ó w  j e s t  p o g ł ę b i e n i e  i   u s z c z e g ó -
ł o w i e n i e  d y s k u r s u  n a u k o w e g o  n a  t e m a t  e t n o c e n t r y -
z m u  z w i ą z a n e g o  z   o d z i e ż ą. Dotychczasowe badania skupiały 
się przede wszystkim na klasycznie rozumianym patriotyzmie gospo-
darczym, najczęściej nie wyróżniając odzieży jako odrębnego segmentu 
rynku (np. Figiel, 2004; Szromnik i Wolanin-Jarosz, 2013; Romanowski, 
2013; CBOS, 2017; CBOS, 2018; Szwed, 2018; Szabuniewicz i Majkut, 
2021) lub też badając postawy etnocentryczne wobec odzieży w porówna-
niu z innymi typami dóbr (Baran, 2017; Ďaďo i in., 2017).

Choć w  przeszłości prowadzono już badania poświęcone postawom 
i  zachowaniom Polaków na rynku odzieżowym, to nie uwzględniano 
w  nich tak szerokiego spektrum postaw etnocentrycznych. Istniejące 
prace o  charakterze ilościowym skupione na etnocentryzmie gospodar-
czym w  wydaniu produkcyjnym (kraj pochodzenia odzieży) nierzadko 
oparte były na informacjach pozyskanych od niewielkiej grupy konsu-
mentów odzieży lub wybranego segmentu rynku (np. osoby w określo-
nym wieku, studenci, mieszkańcy określonego regionu, segment odzieży 

4	 Losowa próba ze względu na płeć, wiek oraz typ zamieszkiwanej gminy. Badania przeprowa-
dzono przy użyciu metod CATI (50% ankiet) i CAWI (50%).
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wizytowej) (Górski i  Metrycki, 2018). Badania postaw polskich konsu-
mentów odzieży prowadzono głównie w kontekście postrzegania marek 
odzieżowych (Sempruch, 2010; Sempruch-Krzemińska i  in., 2016; 
Kall i  in., 2018), lub rozważań, w  ramach których kwestia etnocentry-
zmu jako takiego była uwzględnianym, lecz nie wiodącym wątkiem (np. 
moda zrównoważona, Koszewska, 2013). Istnieje więc typologia postaw 
polskich konsumentów związanych z  modą zrównoważoną, lecz brak 
takowej w odniesieniu do etnocentryzmu. Jedyny tekst wprost porusza-
jący tę problematykę (Stępień i Młody, 2018) skupiony jest na zagadnie-
niach powrotu lub przybliżania produkcji tekstylno-odzieżowej do kraju 
(reshoring i nearshoring). Stwierdzono w nim, iż dalszych badań wymaga 
zależność między miejscem zamieszkania konsumenta a jego wyborami 
modowymi.

Co więcej, w skali międzynarodowej bardzo niewiele jest, zwłaszcza 
aktualnych, badań związanych z wpływem kraju projektowania na wybory 
konsumenckie (Acharya i  Elliott, 2001; Hamzaoui i  Merunka,  2006; 
Rashid i Barnes, 2017). Badania etnocentryzmu gospodarczego w Polsce 
także nie obejmowały etnocentryzmu w odniesieniu do wzornictwa i sto-
sowały głównie podejście ilościowe. Analizy przejawów etnocentryzmu 
odzieżowego związanych z  treściami symbolicznymi, takich jak naby-
wanie i posiadanie odzieży patriotycznej (Łoziński, 2016; Mróz-Gorgoń 
i Perchla-Włosik, 2016; Doległo, 2018; Turko, 2020) czy strój ludowy oraz 
inspiracje kulturą regionalną we współczesnym wzornictwie (Brzezińska, 
2013; Orszulak-Dudkowska, 2013; Słomska-Nowak, 2014; Orzeł, 2018; 
Czerwińska, 2018), prowadzono natomiast, głównie opierając się na ana-
lizach i interpretacjach danych uzyskanych w trakcie badań o charakterze 
jakościowym, częściej patrząc na ofertę producentów niż postawy kon-
sumentów. Wątek patriotyzmu symbolicznego w  badaniach ilościowych 
pojawił się jedynie w ograniczonym zakresie w  sondażu CBOS (2018), 
w którym respondentów zapytano o noszenie odzieży patriotycznej, nie 
wiążąc tej kwestii z innymi postawami dotyczącymi rynku mody.

Reprezentatywność próby w odniesieniu do całej populacji Polski oraz 
uwzględnienie zróżnicowanych typologicznie postaw etnocentrycznych 
pozwoli autorom na pokazanie wielowymiarowości zjawiska etnocen-
tryzmu związanego z wyborami odzieżowymi. Badania takie wydają się 
wreszcie ciekawe z  perspektywy przemian zachowań konsumpcyjnych 
Polaków pod wpływem zmian sytuacji społeczno-ekonomicznej, geopoli-
tycznej i epidemiologicznej, a także towarzyszących im przemian postaw 
światopoglądowych i politycznych oraz ich zróżnicowania ze względu na 
cechy społeczno-demograficzne.
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3. Formy współczesnego etnocentryzmu 
odzieżowego Polaków

Wyniki przeprowadzonego badania potwierdzają wcześniej stwierdzone 
trendy w zakresie konsumpcji mody, ale przynoszą również szereg wcześ-
niej nierozpoznanych prawidłowości.

Tab. 2. Etnocentryzm gospodarczy a nabywanie odzieży przez Polaków

Cecha odzieży Wyprodukowane w Polsce (w %)

OgółemIstotność 
dla polskich 
konsumentów

Bardzo 
istotne

Średnio 
istotne

Mało istotne lub nie-
istotne, jak dotąd 
nie zwracałam(-em) 
uwagi

Zaprojektowane 
w Polsce (w %)

Bardzo istotne 15,7 2,0 0,4 18,1
Średnio istotne 8,2 39,6 2,0 49,8
Mało istotne 
lub nieistotne, 
jak dotąd nie 
zwracałam(-em) 
uwagi

2,0 10,1 20,1 32,1

Ogółem 25,9 51,7 22,4 100,0

Źródło: badania własne.

Silna postawa etnocentryczna odnośnie do krajowej produkcji odzieży 
jest wśród polskich konsumentów nieco bardziej rozpowszechniona niż 
etnocentryzm związany z wzornictwem (tab. 2). Dla około jednej czwar-
tej respondentów bardzo istotną informacją w trakcie zakupów odzieżo-
wych jest to, czy ubrania zostały wyprodukowane w Polsce, a dla 18% – 
czy zostały zaprojektowane w Polsce. Grono konsumentów, dla których 
oba czynniki są bardzo istotne obejmuje jedynie około 16% populacji. Dla 
kolejnych 13% konsumentów przynajmniej jeden z czynników jest bardzo 
istotny. Na drugim krańcu konsumenckiego spektrum jest grupa około 
20% nabywców, dla których takie informacje są mało ważne.
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Rys. 1. Zróżnicowanie klasycznego etnocentryzmu konsumenckiego w zależności od cech 
społeczno-ekonomicznych

Źródło: badania własne.

Poziom etnocentryzmu gospodarczego podczas konsumpcji mody 
jest silniej zróżnicowany pod względem cech społeczno-ekonomicznych 
respondentów w zakresie miejsca produkcji odzieży niż w  stosunku do 
jej projektowania. Silną postawą etnocentryczną przy nabywaniu ubrań 
wyprodukowanych w Polsce cechują się częściej kobiety, osoby powyżej 
30. roku życia (najsilniej najstarsze powyżej 60 lat), z  wykształceniem 
zawodowym i średnim, o dochodach do 4000 zł netto na osobę, a także 
osoby dobrze oceniające swoje warunki życia (rys.  1). Krajowe miejsce 
produkcji odzieży jest również bardzo istotne dla mieszkańców obszarów 
wiejskich, małych i średnich miast. Siła tego typu postawy etnocentrycz-
nej może mieć związek z tradycjami pracy w przemyśle lekkim, co miało 
znaczenie dla starszych kobiet w mniejszych ośrodkach miejskich. Inne 
badania (Oleksyn-Wajda, 2019) pokazują jednocześnie, że etnocentryzm 
polskich konsumentów przekłada się na skłonność do zapłaty większych 
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kwot za polskie produkty odzieżowe: 54% konsumentów jest w  stanie 
dopłacić za polski produkt.

Rys.  2. Zróżnicowanie etnocentryzmu kreatywnego  w  zależności  od  cech  społeczno- 
‑ekonomicznych

Źródło: badania własne.

Poziom etnocentryzmu kreatywnego nie wykazuje tak silnego zróż-
nicowania (rys. 2). Wydawać by się mogło, że powinien on mieć związek 
z odmienną grupą konsumentów mody niż wśród zwolenników klasycz-
nego etnocentryzmu konsumenckiego, czyli młodszych, lepiej wykształ-
conych i bardziej zamożnych konsumentek z dużych miast. Tymczasem 
płeć i  wiek konsumentów nie wpływają znacząco na poziom tej formy 
etnocentryzmu. Nabywcy odzieży z  wyższym wykształceniem, pocho-
dzący z większych miast, rzadziej deklarują silny etnocentryzm kreatywny. 
Wyższy poziom tej formy patriotyzmu jest jedynie skorelowany z  wyż-
szym poziomem dochodów i pozytywną oceną sytuacji życiowej. Wydaje 
się zatem, że etnocentryzm kreatywny wśród Polaków jest pochodną 
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tradycyjnego patriotyzmu konsumenckiego związanego z miejscem pro-
dukcji ubrań lub pochodzeniem marki. Na rozpowszechnienie obu tych 
form etnocentryzmu wśród nabywców odzieży w  Polsce nie wpłynęły 
zatem przekształcenia krajowego przemysłu odzieżowego, który podob-
nie jak firmy zagraniczne produkuje obecnie głównie w krajach azjaty-
ckich, a podkreśla rodzime wzornictwo.

Rys. 3. Zróżnicowanie regionalne etnocentryzmu gospodarczego w Polsce*

* Podział regionalny na podstawie pierwszej cyfry kodu pocztowego miejsca zamieszka-
nia respondentów.

Źródło: badania własne.

Postawy etnocentryczne zarówno jeśli chodzi o miejsce produkcji, jak 
i  miejsce zaprojektowania nabywanej odzieży charakteryzują się nato-
miast silnym zróżnicowaniem regionalnym (rys. 3). Najsilniejszymi wyka-
zują się mieszkańcy Polski północno-wschodniej oraz regionu łódzkiego, 
a najsłabszymi z północno-zachodniej. W przypadku regionu łódzkiego 
wysoki poziom etnocentryzmu gospodarczego związany jest zapewne 
z tradycjami produkcyjnymi łódzkiego okręgu przemysłowego. Preferen-
cje odnośnie do odzieży wyprodukowanej i zaprojektowanej w Polsce są 
ze sobą silnie skorelowane na poziomie regionalnym.

Etnocentryzm symboliczny jest znacznie bardziej powszechny niż 
etnocentryzm gospodarczy. Co trzeci konsument mody w Polsce posiada 
ubrania odwołujące się do tożsamości narodowej (odzież patriotyczna 
lub zawierająca symbole narodowe) lub do tożsamości w  skali lokalnej 
lub regionalnej (stroje ludowe, szeroko rozumiany etnodizajn). Bardziej 
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popularne były odzieżowe odwołania do narodowej niż do lokalnej/regio-
nalnej skali tożsamości. Co siódmy polski konsument posiada ubrania 
odwołujące się do obu poziomów tożsamości; co siódmy tylko do toż-
samości narodowej, a  dwa razy mniej tylko do lokalnej lub regionalnej 
(tab. 3).

Tab.  3. Posiadanie odzieży patriotycznej i  odwołującej się do tożsamości lokalnej lub 
regionalnej

Cecha posiadanych ubrań

Posiada ubrania lub inne elementy gar-
deroby odwołujące się do tożsamości 
lokalnej lub regionalnej (w %) Ogółem

Tak Nie
Posiada ubrania patriotyczne 
lub inne elementy garderoby 
odwołujące się do tożsamości 
narodowej (w %)

Tak 13,6 14,2 27,7

Nie 6,1 66,2 72,3

Ogółem 19,7 80,3 100,0

Źródło: badania własne.

Wzorce konsumpcji odzieży patriotycznej i odwołującej się do lokal-
nej lub regionalnej kultury lub ludowości są podobne, jeśli chodzi o cechy 
społeczno-ekonomiczne konsumentów (rys. 4), choć w przypadku ubrań 
odwołujących się do tożsamości narodowej są one bardziej wyraziste. 
Częściej posiadają je mężczyźni, młodsze, lepiej wykształcone osoby, 
o  wyższych dochodach i  generalnie lepszej sytuacji życiowej. Młodsze 
osoby częściej poszukują różnych form identyfikacji grupowej i chętniej 
ją wyrażają. Przewaga młodych mężczyzn związana jest z  popularnoś-
cią partii prawicowych i liberalno-narodowych wśród nich. Są oni często 
grupą docelową marek odwołujących się tradycjonalistycznego patrioty-
zmu opartego na więzach krwi i przekazie martyrologicznym (Łoziński, 
2016; Mróz-Gorgoń i Perchla-Włosik, 2016).

W przypadku odzieży inspirowanej strojem ludowym lub wpisującej 
się w ideę szeroko rozumianego etnodizajnu nie ma natomiast większej 
różnicy między płciami, jeśli chodzi o jej posiadanie. Istotne są natomiast 
takie cechy jak młodszy wiek konsumentów, wyższe wykształcenie, wyż-
szy dochód i  lepsza sytuacja materialna. Co ciekawe, nie ma większego 
zróżnicowania zainteresowania tym rodzajem odzieży w  zależności od 
wielkości miejscowości pochodzenia (z wyjątkiem mniejszego zaintereso-
wania w największych miastach).
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Rys.  4. Zróżnicowanie etnocentryzmu symbolicznego  w  zależności  od  cech  społeczno- 
‑ekonomicznych

Źródło: badania własne.

Z racji tego, że produkty mniejszych firm i marek modowych tworzą-
cych odzież patriotyczną lub etnoregionalną mają wyższe ceny (Łoziński, 
2016), to – jak wskazują nasze badania – stać na nie zdecydowanie częś-
ciej osoby lepiej zarabiające.
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Rys. 5. Zróżnicowanie regionalne posiadania odzieży odwołującej się do tożsamości naro-
dowej oraz lokalnej/regionalnej

Źródło: badania własne.

W układzie regionalnym konsumpcja odzieży inspirowanej lokalną lub 
regionalną kulturą i dziedzictwem wykazuje silniejsze zróżnicowanie (od 
5 do 28%) w porównaniu z częstotliwością posiadania odzieży patriotycz-
nej (od 21 do 33%) (rys. 5). Najrzadziej odzież odwołującą się do tożsamo-
ści lokalnej/regionalnej posiadali mieszkańcy zachodniej Polski, co wiąże 
się z przyłączeniem tych ziem do Polski po drugiej wojnie światowej i ich 
zamieszkiwaniem przez osoby przesiedlone z  innych części kraju. Naj-
częściej mieli ją w szafach mieszkańcy północno-wschodniej i południowej 
Polski o większej zasiedziałości oraz silniejszej tożsamości lokalnej i regio-
nalnej. Odsetek osób posiadających odzież patriotyczną był bardziej wyrów-
nany w skali całego kraju, choć najczęściej dysponowali nią mieszkańcy Pol-
ski północno-wschodniej, a najrzadziej południowo-zachodniej.

Preferencje co do wyboru ubrań produkowanych i  projektowanych 
w Polsce skorelowane są z posiadaniem ubrań odwołujących się do toż-
samości narodowej oraz do tożsamości lokalnej lub regionalnej (tab. 4). 
Producenci odzieży patriotycznej często kładą nacisk na etnocentryzm 
gospodarczy, podkreślając, że ich produkty są w  całości produkowane 
w Polsce, co powinno być powodem do dumy (Łoziński, 2016). Co cie-
kawe, w świetle naszych badań, silniejszą postawą etnocentryczną o cha-
rakterze gospodarczym charakteryzowały się osoby posiadające ubrania 
odwołujące się do tożsamości lokalnej lub regionalnej niż do tożsamo-
ści narodowej. Być może w pierwszym przypadku osobom nabywającym 
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takie produkty zależy na potwierdzeniu, że są one wytworzone w danym 
miejscu lub regionie, co daje poczucie ich autentyczności, a w przypadku 
odzieży patriotycznej są one bardziej wyrazem postawy politycznej niż 
przekładania jej na patriotyzm gospodarczy. Odzież patriotyczna jest 
ponadto produkowana na znacznie bardziej masową skalę, co oznacza 
często, iż w praktyce jej wytwarzanie odbywa się poza granicami Polski.

Tab.  4. Zróżnicowanie postaw etnocentryzmu gospodarczego wśród osób posiadających 
ubrania odwołujące się do tożsamości narodowej oraz do tożsamości lokalnej lub regionalnej

Wyprodukowane w Polsce Zaprojektowane w Polsce
Znaczenie 
przy zaku-
pach odzieżo-
wych (%)

Posiada ubra-
nia patrio-
tyczne lub 
inne elementy 
garderoby 
odwołujące się 
do tożsamości 
narodowej
(N = 296)

Posiada ubra-
nia lub inne 
elementy gar-
deroby odwo-
łujące się do 
tożsamości 
lokalnej lub 
regionalnej
(N = 210)

O
gó

łe
m

Posiada 
ubrania 
patriotyczne 
lub inne 
elementy 
garderoby 
odwołu-
jące się do 
tożsamości 
narodowej
(N = 296)

Posiada 
ubrania lub 
inne ele-
menty gar-
deroby 
odwołu-
jące się do 
tożsamości 
lokalnej lub 
regionalnej
(N = 210)

O
gó

łe
m

Bardzo 
istotne

32,8 40,0 25,9 26,4 31,9 18,1

Średnio 
istotne

53,7 50,0 51,7 53,7 52,9 49,8

Mało istotne 
lub nieistotne

13,5 10,0 22,4 19,9 15,2 32,1

Źródło: badania własne.

Tab. 5. Segmentacja polskiego rynku odzieżowego ze względu na siłę i charakter postaw 
etnocentrycznych

Etnocentryzm 
gospodarczy

Wyprodukowane lub zaprojektowane w Polsce bardzo 
istotne przy zakupach odzieżowych

Etnocentryzm 
symboliczny

TAK (28,2%) NIE (71,8%)

Posiada ubra-
nia odwołu-
jące się do 
tożsamości 
narodowej lub 
do tożsamo-
ści lokalnej/
regionalnej

TAK (33,8%)
typ A
silnie etnocentryczni 
(12,9%)

typ C
ukierunkowani na etnocen-
tryzm symboliczny (20,9%)

NIE (66,2%)

typ B
ukierunkowani na 
etnocentryzm gospo-
darczy (15,3%)

typ D
słaby etnocentryzm lub jego 
brak (50,9%)

Źródło: badania własne.



Monika Murzyn-Kupisz, Jarosław Działek – Zróżnicowanie postaw etnocentrycznych

451

Z racji, że postawy etnocentryczne w  zakresie pochodzenia odzieży 
(wyprodukowane lub zaprojektowane w Polsce) oraz w zakresie wyraża-
nia patriotyzmu przez ubiór (ubrania odwołujące się do tożsamości naro-
dowej lub do tożsamości lokalnej/regionalnej) nie zawsze się pokrywają, 
zaproponowano typologię postaw konsumenckich w tym zakresie (tab. 5). 
Co ósmego konsumenta w Polsce można uznać za przejawiającego silny 
etnocentryzm w kontekście zakupów odzieżowych w obu aspektach. Co 
piąty wykazuje silniejszy etnocentryzm symboliczny, a  co szósty  – sil-
niejszy etnocentryzm gospodarczy. Jednocześnie połowa polskich kon-
sumentów przejawia słabe postawy etnocentryczne w  swoich wyborach 
odzieżowych.

Rys. 6. Zróżnicowanie typów postaw etnocentrycznych związanych z odzieżą

typ A: silnie etnocentryczni typ B: silniejszy etnocentryzm gospodarczy

typ C: silniejszy etnocentryzm symboliczny typ D: słaby etnocentryzm lub jego brak

Źródło: badania własne.

Postawy te są znacząco zróżnicowane w  zależności od czynników 
społeczno-ekonomicznych (rys. 6). Wśród kobiet bardziej popularny jest 
etnocentryzm gospodarczy, natomiast wśród mężczyzn  – symboliczny. 
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Wraz z  wiekiem znacząco zmniejsza się siła postaw etnocentrycznych 
przy jednoczesnych zmianach ich charakteru. Wśród młodszych konsu-
mentów szczególnie silny jest etnocentryzm symboliczny, a  wśród star-
szych związany z krajową produkcją i projektowaniem odzieży. Poziom 
wykształcenia nie wpływa na poziom etnocentryzmu jako takiego, ale 
różnicuje jego ukierunkowanie, co związane jest w dużej mierze z wie-
kiem respondentów. Osoby lepiej wykształcone częściej cechuje etno-
centryzm symboliczny, a w mniejszym stopniu – gospodarczy. Niższym 
poziomem etnocentryzmu odznaczają się gospodarstwa jednoosobowe 
i  jednopokoleniowe bez dzieci. Wśród gospodarstw dwupokoleniowych 
zróżnicowanie typów etnocentryzmu wynika również w  dużej mierze 
z wieku konsumentów.

Zjawisko etnocentryzmu odzieżowego skorelowane jest również 
z  dochodami respondentów, wyrażonymi zarówno miarami obiektyw-
nymi, jak i  subiektywnymi. Lepiej sytuowani i  lepiej oceniający swoje 
warunki częściej wykazują silniejsze postawy etnocentryczne. Wśród naj-
lepiej zarabiających (pow. 5 tys. zł na osobę) zidentyfikowano najwięk-
szą grupę osób reprezentujących postawę silnie etnocentryczną w  obu 
wymiarach, gospodarczym i symbolicznym. Wśród osób dobrze zarabiają-
cych (od 3 do 5 tys. zł na osobę) wyróżniał się etnocentryzm symboliczny, 
a wśród słabiej zarabiających – gospodarczy. W przypadku konsumentów 
zamieszkujących miejscowości różnej wielkości, analizowane zależno-
ści nie zawsze są jednoznaczne. Jedynie w przypadku silnego etnocentry-
zmu w obu wymiarach widoczne jest jego największe rozpowszechnienie 
na obszarach wiejskich i  zmniejszające się wraz z  wielkością zamiesz-
kiwanego ośrodka. Etnocentryzm gospodarczy jest nieco częściej spoty-
kany w miastach małych i średnich, natomiast etnocentryzm symboliczny 
w miastach średnich i dużych.

Spostrzeżenia końcowe

Dotychczasowe badania ilościowe postaw etnocentrycznych w odniesie-
niu do rynku odzieży ukierunkowane były jedynie na klasyczny etno-
centryzm gospodarczy przejawiający się w  preferencjach zakupowych 
dla krajowych produktów. Brak było badań, które wychodząc poza studia 
przypadku i  badania o  charakterze jakościowym, pokazałyby zróżnico-
wanie postaw etnocentrycznych, obejmujących nie tylko przywiązywanie 
wagi do kraju pochodzenia odzieży, lecz także miejsca jej zaprojektowania 
oraz wybory odzieżowe związane z możliwością odczytywania i komuni-
kowania treści symbolicznych, odwołujących się do tożsamości narodowej 
lub lokalnej/regionalnej. Szerokie zdefiniowanie pojęcia etnocentryzmu 
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odzieżowego pozwoliło autorom na zaproponowanie typologii postaw 
etnocentrycznych. Ich zbadanie przy wzięciu za podstawę reprezentatyw-
nej próby dorosłych mieszkańców Polski umożliwiło pokazanie ich zróż-
nicowania ze względu na cechy społeczno-demograficzne.

W świetle badań rozpowszechnienie poszczególnych typów postaw 
etnocentrycznych w zakresie wyborów odzieżowych jest podobne i obej-
muje mniej więcej co czwartego lub co piątego polskiego konsumenta, 
który zwraca szczególną uwagę na rodzimość pochodzenia lub wzor-
nictwa nabywanej odzieży oraz posiada w swojej garderobie odzież lub 
dodatki, które odwołują się w  swej formie i  ikonografii do tożsamości 
narodowej oraz do tożsamości lokalnej lub regionalnej. W  przypadku 
pierwszych dwóch typów będących wyrazem etnocentryzmu gospodar-
czego, zróżnicowanie w zależności od cech społeczno-gospodarczych jest 
dość podobne. Pod tym względem wzorce kulturowe tej formy etnocentry-
zmu wykazują się znaczącą stabilnością w porównaniu z pierwszą dekadą 
transformacji gospodarczej (Good i  Huddleston, 1995). Nie można 
mówić, jak by można było domniemywać, o dwóch odmiennych grupach 
konsumentów – bardziej „tradycyjnych”, wykazujących klasyczny etno-
centryzm konsumencki, i bardziej „nowoczesnych”, wykazujących etno-
centryzm kreatywny.

Wyraźnie odmienni od „patriotów gospodarczych” są jednak konsu-
menci wykazujący się etnocentryzmem symbolicznym. Są to częściej męż-
czyźni (zwłaszcza w  przypadku odzieży patriotycznej), osoby młodsze 
i  lepiej wykształcone. Zróżnicowanie w obrębie poszczególnych katego-
rii społeczno-ekonomicznych jest zdecydowanie wyraźniejsze niż w przy-
padku etnocentryzmu gospodarczego. Powodem może być przede wszyst-
kim to, iż ten etnocentryzm związany jest silniej wprost z  wyrażaniem 
siebie, manifestowaniem swojej przynależności i  tożsamości grupowej. 
Zatem te dwa główne typy postaw etnocentrycznych obejmują w dużej 
mierze różne segmenty konsumentów, z  jednym wyjątkiem. Wszystkie 
typy patriotyzmu odzieżowego są w  praktyce realizowane przez osoby 
dobrze oceniające swe warunki życia. Jest to zapewne związane z faktem, 
iż zarówno odzież pochodzenia krajowego, jak i zawierająca symboliczne 
odwołania narodowe lub lokalne/regionalne jest z reguły droższa, może 
więc być nabywana przez konsumentów o bardziej zasobnym portfelu.

Silna postawa etnocentryczna dotyczy co ósmego polskiego konsu-
menta. Choć łącznie stanowią oni około połowę polskich konsumentów 
odzieży, więcej jest jednak osób ukierunkowanych na etnocentryzm sym-
boliczny niż gospodarczy. Potwierdza to wyniki wcześniejszych badań 
dotyczących polskiego patriotyzmu (CBOS, 2018), w  ramach których 
stwierdzono, iż w naszym kraju dominują formy wyrażania patriotyzmu 
o  romantyczno-symbolicznym raczej niż „przyziemnym”, praktycznym 
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ukierunkowaniu. Cieszy jednak, iż biorąc pod uwagę więcej typów postaw 
patriotycznych odzwierciedlonych w  wyborach odzieżowych, stwierdzi-
liśmy większy odsetek etnocentrycznych konsumentów niż we wcześ-
niejszych badaniach, które uwzględniały jedynie klasyczny etnocentryzm 
konsumencki. Diagnoza ta może być punktem wyjścia do dalszych pogłę-
bionych rozważań, a także dyskusji o potrzebie lepszej edukacji polskich 
obywateli w zakresie szerokiego, pozytywnego, współczesnego rozumie-
nia patriotyzmu konsumenckiego oraz powiązań między jego różnymi 
formami.
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S treszczenie         

Dzielenie się wiedzą wśród pracowników o  zróżnicowanym stażu 
organizacyjnym – wyniki badań przeprowadzonych wśród polskiej kadry 
menedżerskiej

Przedmiotem opracowania jest problematyka dzielenia się wiedzą wśród osób 
o  zróżnicowanym stażu organizacyjnym. Opracowanie realizuje dwa cele: 
poznawczy i  empiryczny. Poznawczym celem jest syntetyczne zaprezento-
wanie modeli organizacji wiedzy w  kontekście autorskiej koncepcji funk-
cjonowania pracowników o  zróżnicowanym stażu organizacyjnym. Empi-
ryczny cel to uzyskanie odpowiedzi na pytanie: czy jest zależność między 
stażem organizacyjnym pracowników a poziomem dzielenia się wiedzą? Aby 
zrealizować cel empiryczny, zaplanowano badanie, w którym uczestniczyło 
58 przedstawicieli polskiej kadry kierowniczej z 13 średniej wielkości przed-
siębiorstw. Oceniali oni poziom dzielenia się wiedzy łącznie 272 pracowników 
za pomocą skali zwalidowanego kwestionariusza charakterystyki pracowni-
ków o zróżnicowanym stażu pracy. W wyniku przeprowadzonych badań oka-
zało się, że istnieje zależność między poziomem dzielenia się wiedzą a sta-
żem pracy pracowników posiadających dłuższe doświadczenie organizacyjne, 
jednak zależność ta nie występuje w przypadku osób o stażu organizacyjnym 
powyżej 14 lat.

S Ł O WA  K LU C Z E : 	 staż organizacyjny, wiedza, dzielenie się wiedzą, strategie 
dzielenia się wiedzą, kadra kierownicza

Introduction

There is no doubt that neither the development of organizations, insti-
tutions, and people nor investment in human capital would be possible 
without knowledge. Unquestionably, the process of passing information 
first orally and next in writing (both in handwritten and printed forms) 
made it possible to preserve and consolidate knowledge in past civiliza-
tions. Today, knowledge sharing is important also in the area of increasing 
the productivity of human work in enterprises by allowing employees to 
gain a fuller understanding of the world around them. On the other hand, 
discovering the determinants of employees’ motivation to share the knowl-
edge they possess with others seems equally significant. The analysis of 
the literature and the Authors’ practical experience justify the assumption 
that employees’ seniority in an organization is one of such determinants 
(Hersch, Reagan, 1999; Ipe, 2003; Gosseries, 2004; Cabrera, Collins and 
Salgado, 2006; Argote, Ingram, Levine, et al., 2000; Ellwart, Bündgens and 
Rack, 2013; Burmeister, Deller, 2016; Burmeister, Fasbender and Deller, 
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2018; Hilsen, Sutherland Olsen, 2021), as seniority affects relationships 
within an organization and constitutes a “carrier” of knowledge sharing. 
The study has two aims: a cognitive one and an empirical one. The cog-
nitive aim is to provide a synthesizing presentation of selected models of 
knowledge organization. The context for this shall be the concept of the 
functioning of employees at different stages of seniority developed by one 
of the Authors. The empirical aim is to answer the question: Is there a cor-
relation between employees’ level of seniority and their knowledge shar-
ing level? 

Theoretical considerations

The concept of knowledge sharing

In order to achieve success and develop a  competitive advantage, orga-
nizations heavily depend on knowledge they have at their disposal, as it 
is a valuable resource and a crucial success factor (Grant, 1996; Nahap-
iet, Ghoshal, 1998; Civi, 2000; Bollinger, Smith, 2001; Debowski, 2005; 
Yi,  2009). The reason for the increase in the importance of knowledge 
is primarily due to the fact that the effective management and sharing of 
knowledge in an organization has many positive outcomes.
	 Knowledge is the foundation of innovation and long-term success of 
an organization (Kogut, Zander, 1992; Nonaka, Takeuchi, 1995; Drucker, 
1999; Cumming, 2003; Massa, Testa, 2009; Price, et al., 2013). Effective 
and wise use of knowledge accumulated in an organization and employ-
ees’ sharing of this knowledge with others lead to increased productiv-
ity and efficiency as well as an ability to create new solutions and develop 
both an entire organization and its competitive advantage (Sharkie, 2003; 
Kearns, Lederer, 2003; Cummings, 2004; Lin, 2007; Mesmer-Magnus, 
DeChurch, 2009; Wang, Noe, 2010).
	 For the first time knowledge sharing as a concept was used in 1977, 
when it was called technology transfer. The term knowledge transfer was 
coined almost twenty years later (in 1996) (Paulin, Suenson, 2012, 
pp. 82-92). Today, the terms commonly used in the literature are knowl-
edge sharing and knowledge diffusion/transfer (Fazlagić, 2014, p. 2). 
	 The analysis of knowledge sharing is related to specific competences 
which “people must learn to tell others what they know to attract their 
attention” (Suuela, Markkula, Mustajarvi, 2002, pp. 79-80), while the dis-
semination of knowledge requires interactions between the participants of 
a conversation or discussion who aim at a certain level of mutual under-
standing, which affects the ways in which people think and behave. Rogers 
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believes that the dissemination of knowledge involves innovation, transfer 
channels, time, people, and communities (Rogers, 1983, as cited in Suuela, 
Markkula, Mustajarvi, 2002, p. 80). 
	 The most effective transfer of knowledge takes place during school 
education, which is based on specific curricula, divided into subjects, and 
occurs in a school building (Sammons, 2005, p. 80). However, it would 
be difficult to apply this very method of transferring knowledge in orga-
nizations whose strategic goals differ from those pursued in educational 
institutions.
	 There is no doubt that knowledge sharing in an enterprise increases 
its productivity. Carriers of knowledge include employees, particular orga-
nizational units, and entire organizations. Such authors as Desouza, 
Awazu, and Finkelstein (Desouza, Awazu, 2005; Finkelstein, 2005) point 
to the following consequences of insufficient knowledge sharing in an 
organization:

•	 waste of resources resulting from doing work already done by others 
or dealing with the same problem by employees from several orga-
nizational units

•	 extension of time needed for project implementation
•	 conflicts in supply chains
•	 employees’ emotional problems, which negatively affect their rela-

tionships with others
•	 diffusion of responsibility for project execution.

Knowledge sharing strategies

Jan Fazlagić (2014, pp. 113-115) is of the opinion that despite a rapidly 
growing use of increasingly convenient and, at the same time, diverse 
applications and social networking sites, the most effective tool for kno-
wledge sharing is still a cup of coffee. Direct contact of two or more persons 
and their mutual interactions during an informal meeting allow them to 
clarify a number of doubts, provide inspiration, and release positive energy, 
which creates good mood and fosters creative thinking (Lewicka,1993).
	 Fazlagić distinguishes two strategies for knowledge sharing. One is 
the oldest strategy of personalizing knowledge, connected with direct rela-
tions in the process of communication, interactions taking place during 
a  conversation, observation, and accompanying an experienced master. 
The second one is a specific strategy of codifying knowledge, which emer-
ged after the introduction of writing (and printing) and takes place while 
studying books, documents, letters, and regulations.
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Table 1. Strategies of personalizing and codifying knowledge

Evaluation 
criteria

Strategy of personalizing 
knowledge

Strategy of codifying knowledge

Definition It is a strategy of exchanging infor-
mation and thoughts focused on 
direct relations and dialogue.

The codification of knowledge is 
a process of the transformation of 
knowledge from employees’ minds 
to documents.

Application 
from the per-
spective of 
knowledge

This strategy can be used in com-
panies that owe their success to the 
creativity of particular employees 
and their loyalty to their company 
understood as a “social network” 
(Morawiecka, 2013). 
This strategy is usually integrated 
with the organizational culture; 
it implements an individualistic 
orientation directed at employees’ 
development and promotion of 
their entrepreneurship and inde-
pendence in thinking (Pawlak, 
2015). 

It can be applied in companies in 
which relatively routine proces-
ses are performed (e.g. in retail 
banking). The development of 
knowledge occurs as a result of 
the modification of existing kno-
wledge, e.g. by its updating. The-
reby specific corporate knowledge 
is created, which can be used by 
employees of a given organization.

Philosophical 
assumptions 
and premises

Knowledge is most effectively sha-
red through dialogue and in direct 
contacts between people. People 
are able to pass information, 
explain their thoughts, give them 
the right context, and process them 
in an appropriate manner. 

Knowledge is most effectively sha-
red through documents. Codifi-
cation of knowledge means that 
information about who owns kno-
wledge becomes widely available.

Limitations 
and benefits

Limitations of personalizing 
knowledge:
The workload required to trans-
form knowledge into documents. 
This process is not always suc-
cessful due to the fact that some 
parts of the codified knowledge 
belong to the category of tacit 
knowledge
An attempt to codify knowledge 
may lead to “the centipede effect” 1

Benefits of codifying knowledge: 
Increased transparency of busi-
ness processes, which makes them 
more understandable to all stake-
holders and allows easier control 
over the supply chain
Transparency and the publication 
of various indexes in a company 
is particularly appreciated by sha-
reholders in companies listed on 
a stock exchange

1	 K. Popper used the term the centipede effect to denote conscious control and tracking of an acti-
vity, which eventually leads to its blocking. He referred to a fable in which a centipede asked by 
a spider how it manages to use a hundred legs at the same time, immediately loses control of its 
body (as cited in Fazlagić, 2014, p. 38) Thus, an excess of conscious control can paralyze action.
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Reduced significance of specialists, 
experts, and scientists caused by 
spreading the belief that all kno-
wledge can be codified and that 
anybody can learn anything by 
studying
The need to store codified kno-
wledge requires the creation of 
knowledge about knowledge or 
metaknowledge

Employees have a greater sense of 
security in workplaces with nume-
rous procedures, regulations, and 
instructions
Because knowledge remains in the 
company, the effects of high turno-
ver can be reduced
Receiving codified knowledge faci-
litates the work of units which 
cooperate with internal and exter-
nal clients

Links with 
the HRM 
strategy

Hiring people motivated to solve 
problems and understand ambi-
guity in their work
Promoting experienced employees
Providing rewards for sharing kno-
wledge with others
Conducting individual trainings

Recruitment process focused on 
searching for people who use kno-
wledge in a reproductive way
Rewarding employees for making 
use of collective knowledge
Mobilizing employees to use 
ready-made documents and to 
develop their own documents
Conducting group trainings

Application 
of IT

It would be useful to create 
networks and discussion forums 
for people with unique expert kno-
wledge and use this knowledge to 
solve unusual problems. There-
fore, it is more important to create 
opportunities for genuine discus-
sions between specialists than to 
invest in IT infrastructure.

It seems useful to create a system 
that will become a network of an 
organization’s links, like the neu-
ral network, which will allow 
employees to use it repeatedly and 
to return to previously accumula-
ted knowledge.

Source: own elaboration based on Fazlagić (2014, pp. 114-116)

Usually, both strategies are implemented in companies, although man-
gers’ awareness of the preferred strategy and consistency in its application 
are crucial for more effective management.

Models of knowledge organization

The SECI model 

Several models of knowledge organization are described in the litera-
ture and used in human capital management. These models explain the 
dynamics of the creation of knowledge in an organization.
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	 One of the best known models of knowledge sharing in an enterprise 
is the SECI model (SECI is an acronym of Socialization, Externalization, 
Combination, and Internalization), developed by Japanese researchers 
in the mid-1990s (Nonaka, Takeuchi, 1995, 2000). Its main feature is the 
relationship between explicit and tacit knowledge, and it presents the pro-
cess of knowledge creation in organizations: creation, flow of knowledge 
(its transfer), and reproduction. According to Nonaka and Takeuchi, 
tacit knowledge can be converted into explicit knowledge, and explicit 
knowledge can be converted into tacit knowledge.
	 Conversion of knowledge takes place in the following directions:

1.	 From tacit knowledge to tacit knowledge, which is called 
socialization.

2.	 From tacit knowledge to explicit (available) knowledge, which is 
called externalization.

3.	 From explicit knowledge to explicit knowledge, which is called 
combination.

4.	 From explicit knowledge to tacit knowledge, which is called 
internalization.

	 For these stages of converting knowledge to take place, an organization 
should create conditions that motivate employees to share their knowl-
edge (which can be achieved through, e.g. integrating employees’ goals 
with company goals, offering employees sufficient autonomy, tolerating 
“creative chaos” and ambiguity of tasks to be implemented) as well as to 
reduce barriers to knowledge sharing (which can be achieved through e.g. 
skillful conflict management and prevention, increasing computer literacy 
of experienced employees, and creating such organizational culture that is 
conductive to knowledge sharing). 2

	 In this model, knowledge is not only of individual nature but also of 
group, organizational, and inter-organizational nature, thus interactions 
between the organization’s levels are crucial. At the end of the 1990s, the 
SECI model was modified by Nonaka and Konno and supplemented 
with the Ba concept, developed by a Japanese philosopher Kitaro Nishida 
and later elaborated on by Shimizu (as cited in Łapniewska 2013, p. 5). 
Explicit and tacit knowledge interact within Ba, which contributes to the 
creation of new knowledge.

2	 Cf. Fazlagić, J. (2014). Innowacyjne zarządzanie wiedzą, Difin, Warszawa, p. 118.
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Figure 1. Adaptation of Ba to the SECI model. Nonaka’s model of knowledge conversion

SOCIALISATION

Originating Ba

EXTERNALISATION

Interacting Ba

INTERNALISATION

Exercising Ba

COMBINATION

Cyber Ba

Source: http://www.emeraldinsight.com, accessed: 22.06.2017, as cited in Krugiełka, 2019, 
p. 147. 

	 There are four types of Ba which correspond to the four stages of the 
SECI model. Each category describes Ba that is particularly suited to each 
of the four knowledge conversion modes. Originating Ba is the space where 
individuals share their feelings, emotions, experiences, and mental mod-
els. Through dialogue (Interacting Ba), individuals’ mental models and 
skills are converted into common terms and concepts, and people jointly 
engage in the creation of meaning and value. Then, during Exercising 
Ba, modified thoughts and conclusions are implemented and empirically 
verified. Cyber Ba is a space for interactions in a virtual world instead of 
real space and time; its most important processes include communication 
and dissemination of information; through the systematization of explicit 
knowledge (reports, market data), it can become useful for other users. 
Here combining new explicit knowledge with existing information and 
knowledge generates and systematizes explicit knowledge throughout an 
organization. 

Model developed by Gunnar Hedlund

In 1994, Gunnar Hedlund from the Stockholm School of Economics and 
the International Business Academy created a model of knowledge organi-
zation that assumed the conversion of tacit and explicit knowledge at four 
levels: the individual, the small group, the organization, and the inter-
organizational domain. The model assumed creation, representation, stor-
age, transfer of application, and protection of organizational knowledge.
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Figure 2. Types of knowledge and levels of its transfer

AREAS
Individual Group Organization Inter-organizational 

domain
Explicit 
knowledge

Knowing 
calculus 
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analysis of its 
performance 

Organization 
chart

Supplier’s patents 
and documented 
practices

Tacit 
knowledge

Cross-cultural 
negotiation 
skills

Team coordina-
tion in complex 
work

Corporate 
culture

Customer’s atti-
tudes to products 
and expectations

Source: own elaboration based on McAdam, McCreedy 1999, pp. 91-101.

	 Its author emphasized the discrepancy between the knowledge man-
agement models implemented in Western Europe/America and Japan 
(Hedlund, 1994, pp. 73-90). These models are closely related to the orga-
nizational culture of enterprises, methods used in HR management, 
career models, and even organizational structures. These characteristics 
build an M-form structure or the N-form structure. The M-form struc-
ture consists of a hierarchy of branches, within which the decisions made 
are not strategic because the most important of them are made by a board 
of directors. This leads to competition rather than cooperation and to the 
creation of new levels of organizational hierarchy which are conductive to 
opportunism.
	 Hedlund (ibid.) argued that the N-form structure is better from the 
perspective of both individual and organizational goals, which arise in 
a spontaneous and temporary manner, and are characterized by a parallel 
level of communication composed of lower-level and middle-level employ-
ees. Following his predecessors, Hedlund divided knowledge into tacit 
and explicit and pointed to its three forms: cognitive, skills, and embed-
ded (as cited in Łapniewska, 2013, p. 6). An unquestionable advantage of 
this model is the author’s emphasis on converting knowledge through dia-
logue and its assimilation and accommodation processes.

Model developed by Gilbert Probst, Steffen Raub and 
Kai Romhardt

The model of knowledge organization developed by Probst, Raub, and 
Romhardt is often referred to as the knowledge management model 
(Probst, Raub, Romhatd, 1999, pp. 53-56; 2002) and focuses on knowledge 
as an intellectual resource of an enterprise (see Edvinsson and Malone, 
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2001, p. 34). This model is based on its authors’ observation that managers 
are primarily interested in an effective use of existing resources rather than 
in creating new ones or introducing innovative solutions. This approach 
refers to the resource management approach presented by Hamel and Pra-
halad (1999, p. 112), in which they argue that companies should base their 
strategies on key competences.
	 In Probst, Raub, and Romhardt’s model, the authors distinguished the 
following processes:

•	 Identification and location of sources of knowledge in order to 
find the sources of knowledge and to develop methods and tools 
for acquiring this knowledge, for example, through structuring and 
creating maps of knowledge locations.

•	 Acquisition of knowledge, which is usually done through inte-
raction with the external environment, customers, suppliers, and 
external experts.

•	 Generation of knowledge through research, creating new products, 
and ensuring employees’ development by offering them appro-
priate trainings and creating conditions for the development of their 
creativity.

•	 Distribution of knowledge and its sharing is usually achieved 
through creating conditions for knowledge sharing and motivating 
employees to share their knowledge with others and to overcome 
their resistance to replacing competitive behaviors with those focu-
sed on supporting others and taking actions which are beneficial for 
the entire organization.

•	 Application of knowledge, which consists in the operationalization 
of knowledge and the transformation of explicit knowledge into 
tacit knowledge and vice versa; this application facilitates using 
knowledge in everyday work, allows employees to overcome unre-
flective behavior patterns and to learn from their mistakes as well as 
those made by their coworkers; additionally, it triggers inventions 
and positive motivations for further work.

Preserving knowledge which is located, acquired, and applied makes is 
possible to select and update it. Protecting knowledge prevents an orga-
nization from losing valuable resources, which include, e.g. employees’ 
professional experience, networks of contacts with clients, specific internal 
procedures, production technology and know-how, IT systems, patents, 
trademarks, and brands. Knowledge as a resource can be equated with the 
notion of intellectual capital, used by specialists in the area of evaluating 
intangible assets of an enterprise.
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	 Figure 3 presents the goals of knowledge management and knowledge 
assessment.

Figure 3. Six processes of knowledge management

feedback 
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Source: own elaboration based on Łapniewska, 2013, p. 5

	 In order to be able to develop its strategy, an organization needs goals 
operationalized as specific plans and tasks, organizational culture, and 
current resources at its disposal. The assessment of these resources boils 
down to the assessment of the knowledge itself, which can be estimated by 
measuring the efficiency of its us, by referring to existing models, or by cre-
ating new models.
	 Each of the aforementioned models assumes a particularly significant 
role of interpersonal relations in the process of knowledge transformation. 
The dynamics of knowledge, regardless of the assumed model and its ele-
ments, are conditioned by positive attitudes of employees and their moti-
vation not only for their development but also for the implementation of 
an organization’s goals as well as their integration. On the other hand, 
these models indicate the need to include such activities in the company’s 
strategy that motivate employees to share their knowledge with others and 
to reflect on the company’s strategy of knowledge management.
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The period of employment in the context 
of employees’ functioning in a company – the concept 
developed by one of the Authors of the paper

The analysis of the literature and practical experience reveal that four 
generations (i.e. Baby Boomers, Generation X, Generation Y, and Gen-
eration Z) are currently active on the labor market. Although they work 
together in the same workplaces, they have different expectations, needs, 
and motivations, different approached to work, and different levels of com-
mitment to work (Rice, et al., 2022; Żarczyńska-Dobiesz, Boniecka, 2022). 
The fact that age differentiation is often connected with seniority and the 
level of knowledge sharing (Gaida, 2021) as well as the lack of theoretical 
concepts addressing this issue, motivated one of the Authors of the paper 
to develop her own concept, which was subsequently empirically verified.
	 In this concept, employees are divided into four categories related to 
the length of their employment in a company. Employees who are start-
ing their professional careers (“the Wolves”) are engaged in their work but 
do not exactly know the procedures binding in their companies 3. They are 
ambitious and want to demonstrate their competences and high level of 
task performance. They want to apply the theoretical and practical knowl-
edge gained at university to perform such tasks that give them a chance 
to prove themselves. They try to make a good impression on their superi-
ors, clients, and coworkers through their work. Sometimes their involve-
ment does not lead to the planned effects due to fact that they are not ade-
quately familiar with the conditions and tactics that allow them to achieve 
their goals effectively. In other words, they sometimes act “in a vacuum” or 
“strike out wildly”, wishing to perform their duties well and to build their 
positive image as a company employee. They are dominated by egocentric 
motivation, and the goals of the company are important to them only if 
they are somehow linked with their personal professional goals.
	 This period lasts up to two years and in practice it boils down to becom-
ing familiar with the company’s organizational culture. During this time, 
“the Wolves” learn about communication channels, formal and informal 
leaders, procedures, and acceptable patterns of behavior. They establish 
specific relationships with other employees, who can help them to adapt to 
the workplace. They are flexible, open to change, ready to take risks to real-
ize their professional ambitions, sometimes without realizing the conse-
quences entailed, including those of a legal nature. These employees want 
to acquire  – in a  relatively short time  – competences they lack that will 

3	 This theory was described in detail in A. Krugiełka’s article (2019).
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allow them to function effectively in the workplace. They look for contacts 
with people who can and want to share their knowledge with them. 
	 Usually after two years, “Wolves” transform into “the Foxes”, i.e. 
employees with certain seniority in a company, who know its organiza-
tional culture and try to become as productive as possible in achieving their 
company’s goals. They have already established specific relations with the 
management, clients, and coworkers, and they know how to achieve goals 
related to the tasks performed. Their egocentric motivation is still domi-
nating. Generally, they are not interested in sharing their knowledge with 
younger colleagues. They are more cautious in their activities, although 
they are still not able to predict all the possible consequences. In contrast 
to the previous periods, they try not to waste energy they put in their work 
but rather to discover procedures (including informal ones) that allow 
them to raise awareness of their agency.
	 After the next five years, “Foxes” become “the Owls”, i.e. employees 
who possess in-depth knowledge about their company and its organiza-
tional culture, as well as strengths and weaknesses of the existing proce-
dures, which makes them feel safer compared to the previous periods of 
employment. They possess relatively high competences. More often than 
“the Wolves” and “the Foxes”, they link their professional development 
with the situation of their company and its level of competitiveness. Also, 
more frequently than before, they undertake activities which are con-
ductive to realizing their company’s interests. Their professional experi-
ence allows them to work more effectively for their company than before, 
and they have relatively well-developed social capital, especially outside 
the company. They are perceived as valuable employees. The  change 
of the  previous egocentric motivation into more allocentric motivation 
means that they more often and more willingly share their knowledge with 
younger employees than “the Foxes”. They understand the need to intro-
duce amendments and changes, although they are not too eager to do so. 
Their experience means that the risks they take in the decision-making 
process have a rational dimension.
	 After about fifteen years of work, “Owls” change into “the Dinosaurs”, 
i.e. employees with relatively long work experience, who know their com-
pany really well, willingly share their knowledge with younger employ-
ees, and prefer previously tested communication channels. They are often 
aware of their high competences, although sometimes their actions and 
decisions are based on routine, and their analysis of a situation to which 
they must respond is superficial, although “economic” in terms of the cog-
nitive effort they put into it. 
	 The above division should translate into a  specific personnel policy 
in a company. Employees who begin their employment should be able to 



Zarządzanie i marketing

472

perspektywy kultury /
perspectives on culture
No. 43 (4,2/2023) 

benefit from the experience of both “the Dinosaurs” and “the Owls”; the 
knowledge of latter could be particularly useful to “the Foxes”. Thus, par-
ticular attention should be given to the integration of employees of varying 
seniority, simplification of old or creation of new communication chan-
nels, and increasing motivation for knowledge sharing. It can be expected 
that this division (model), which allows to diagnose employees’ “matu-
rity”, will contribute to a more effective use of a  company’s intellectual 
capital, greater productivity of particular groups of employees, and raising 
the levels of their job satisfaction. 
	 This concept does not take into consideration a number of determi-
nants which its Author deliberately decided not to include in it; these are 
e.g. the diversification of generations within particular groups selected on 
the basis of seniority in a company, the complexity of the process of a prod-
uct or service preparation, the level of capital intensity of a product or ser-
vice, and discrepancies in the area of technological development of com-
panies (e.g. in companies from the IT industry, the process of achieving 
“organizational maturity” by employees is usually shorter than in compa-
nies from other industries). The analysis of the level of knowledge sharing 
depending on seniority is one of the research procedures used to verify this 
concept.

Methodology

The study aims to answer the research question: Is there a  correlation 
between employees’ level of seniority and their knowledge sharing? Fifty 
eight Polish managers and entrepreneurs participated in the study, and 
their assessments referred to the functioning of 272 employees at differ-
ent stages of seniority from 13 medium-sized commercial, service, trade, 
and production enterprises. The research tool was one of the scales of the 
Questionnaire on the characteristics of employees of varying seniority 4 regard-
ing knowledge sharing, which comprised five statements 5. The respon-
dents (managerial staff) assessed employees’ knowledge sharing by 

4	 The structure of the research tool was discussed in detail in a monograph by one of the Authors 
(Krugiełka, 2019).

5	 The statements were as follows:
•	Share their knowledge of company procedures
•	Whenever necessary, they provide relevant information to coworkers, regardless of their age 

and seniority
•	If they do not have the required information themselves, they make an effort to tell cowork-

ers where to find it
•	Share their experience regarding the level of risks connected with decisions made
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assigning 1, 2, 3, 4, or 5 points to each statement. The reliability of the scale 
of knowledge sharing (Cronbach’s alpha reliability coefficient) was 0,73.

Results 

The results of the survey revealed a relatively large variation in the level of 
knowledge sharing reported by the respondents.

Table 2. The level of knowledge sharing by employees at different stages of seniority

Employees at dif-
ferent stages of 
seniority

High level of kno-
wledge sharing
(20-25 points)

Medium level of kno-
wledge sharing
 (14-19 points)

Low level of kno-
wledge sharing
 (below 14 points)

N % N % N %

Wolves
(below 2 years, 
n=64)

24 37,5 28 43,75 12 18,75

Foxes 
(between 3 and 7 
years, n=73)

14 19,18 12 16,44 47 64,38

Owls 
(between 8 and 14 
years, n=69)

39 56,52 19 27,54 11 15,94

Dinosaurs 
(above 14 years, 
n=66)

31 46,97 12 18,18 23 34,85

Source: own study.

The results reveal the existence of a  statistically significant correlation 
between employees’ seniority and the level of their knowledge sharing in 
the assessment of their superiors by means of a questionnaire. This cor-
relation indicates differences in the level of knowledge sharing by repre-
sentatives of four groups of employees participating in the study with an 
exception of the discrepancy between the level of knowledge sharing by 
“Owls” and “Dinosaurs”, which turned out not statistically significant. 
The verification of the correlation between the level of knowledge sharing 
between “Wolves” and “Foxes” revealed that “Foxes” share their knowl-
edge to a lesser extent than “Wolves”. This correlation was verified using 
Pearson’s chi-square test of independence. The value of the chi-square test 

•	When they see that coworkers are unable to deal with a task on their own, they offer help 
without being asked for it.
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statistic was chi-square = 8.732, which – when confronted with the criti-
cal value (chi-square = 5.991) with df = 2, at the 0.05 significance level – 
leads to the rejection of the hypothesis stating that the level of knowledge 
sharing is not correlated with the level of seniority between employees 
with longer (“Foxes”) and shorter (“Wolves”) periods of work experience.
	 The verification of the correlation between the level of knowledge shar-
ing between “Wolves”, “Foxes” (whose level of knowledge sharing was 
the lowest), and “Owls” also showed a statistically significant relation. As 
before, the Pearson chi-square test of independence was used. The value 
of the chi-square test statistic was chi square = 16.212, which – when con-
fronted with the critical value (chi-square = 9.487) with df = 4, at the 
0.05 significance level – leads to rejecting the hypothesis that the level of 
knowledge sharing is not correlated with belonging to a group of employ-
ees of longer (“Owls” and “Foxes”) and shorter (“Wolves”) periods of work 
experience. However, the study did not confirm the correlation between 
knowledge sharing and seniority in the case of “Owls” and “Dinosaurs”.
	 The analysis of the results obtained in the study clearly demonstrates 
that the level of knowledge sharing increases with the increase of senior-
ity among employees up to 14 years of employment. However, a period of 
employment exceeding 14 years is not accompanied by an increase in the 
level of knowledge sharing. Thus, it seems beneficial to consider the pos-
sibility of using this trend in dealing with employees who have no experi-
ence in a given organization and in intensifying the integration of employ-
ees belonging to different generations.

Discussion

As the significance of knowledge management in organizations increases, 
their interest in improving knowledge sharing (including sharing expe-
riences, skills, and knowhow) among their employees also increases 
(Widen-Wulff, Ginman, 2004; Inkpen, Tsang, 2005; Taylor, 2007; Zhou, 
Siu, Wang, 2010; Holste, Fields, 2010). However, such improvement is 
a challenge, primarily due to the unstructured nature of knowledge and 
numerous obstacles to its smooth flow. Previous studies investigated 
a  range of factors  – such as enablers, facilitators, motivators, inhibitors, 
barriers, and deterrents – which affect knowledge sharing among individ-
uals (Al‐Alawi, Al‐Marzooqi, and Mohammed, 2007; Chow, Chan, 2008; 
Joia, Lemos, 2010; Li, 2010). According to Sharkie (2003), an organiza-
tion will gain a competitive advantage only if the knowledge it possesses 
is unique to this organization, and the knowledge possessed by employees 
translates into their creativity. Also, other authors (Sum Daspit, 2021) who 
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analyzed family-run businesses emphasized a particular role of trust and 
knowledge sharing among employees from different generations as a nec-
essary condition for their business survival and growth. 
	 The study described in this article confirms that one of the key fac-
tors influencing knowledge sharing in an organization is the seniority 
of employees, which substantiates the recommendation that managers 
should take care of positive relations between employees of varying senior-
ity by introducing and rewarding effective knowledge sharing practices. 
Of course, this is related to building an appropriate organizational culture 
and a knowledge-based organization, which is by no means an easy task. 
It requires monitoring the current situation (Rice, et al., 2022), resolving 
conflict, and taking measures to promote the greatest assets of employees 
belonging to various categories of seniority within an organization. 
	 The results obtained in the study indicate that the increase in the ten-
dency to share knowledge which accompanies the increase in seniority is 
not linear, i.e. does not include employees with job experience exceeding 
14 years (“the Dinosaurs”). This implies that mangers – as part of their 
concern for preserving the intellectual capital of an organization – need 
to pay particular attention to employees with greatest seniority in an orga-
nization, by e.g. developing and implementing special programs aimed at 
integrating employees from highest seniority levels with other employees.

Limitations and Recommendations for Future Research

Limitations

The participants of the study were 58 representatives of Polish managerial 
staff from 13 medium-sized enterprises who assessed the level of knowl-
edge sharing of 272 employees. A more diverse sample from more than one 
sector (taking into account small and large enterprises) will probably yield 
more reliable results. Moreover, a larger sample size will allow performing 
more thorough data analysis and formulating more detailed conclusions.

Future research directions

Several aspects seem to be promising fields for future research. First of all, 
as our study has confirmed an increased importance of knowledge shar-
ing in organizations and its correlation with employees’ seniority levels, 
it would be interesting to conduct further studies devoted to knowledge 
sharing not only among managers but also among employees. Second, 
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we suggest conducting future studies in the field of knowledge sharing 
with a  view to finding out whether the sharing process varies between 
organizations, industries, and countries, which could yield fascinating 
results. Additionally, it seems worth investigating knowledge sharing and 
knowledge transfer in various hierarchical levels in an organization, as it 
can reveal the impact of an organization’s policies (especially HRM) on 
them. Other promising areas of investigation might include the impact of 
national culture on knowledge sharing and transfer as well as their depen-
dence on individual characteristics of knowledge sharers and receivers. 

Conclusions

The results of the study confirm the high “rank” and role played in the 
development of an organization by experienced employees with the length 
of employment between 8 and 15 years, which is in line with the find-
ings of other authors (see Fazlagić, 2014, s. 114; Gosseries, 2004; Hersch, 
Reagan,1999). Generally, these employees are rather willing to share their 
knowledge with their co-workers. Thus, the study confirmed the correla-
tion between the level of seniority of employees in an organization and 
their level of knowledge sharing. In addition, the results obtained in the 
study seem to confirm the validity of the models described in the theoreti-
cal part of the article, especially the SECI model and the process of knowl-
edge conversion and its importance for the development of an enterprise.
	 The above considerations of both a  theoretical and empirical nature 
allow formulating specific recommendations for people responsible for the 
process of knowledge sharing in a company.
	 These recommendations include:

•	 Appropriate arrangement of employees’ physical workplaces, follo-
wing the recommendations of the proxemics of communication, so 
that employees can establish relationships more easily.

•	 Limiting the tendency for excessive competition within teams.
•	 Concern for opportunities to develop informal contacts related to 

the personalization of tacit knowledge,
•	 Integration by indicating a common goal for the company.
•	 Promoting the benefits of knowledge sharing without enforcing it.
•	 Hiring employees with a  value system focused on knowledge 

sharing.
•	 Managers’ encouragement and support of the culture of knowledge 

sharing.
•	 Creating conditions and space for knowledge sharing in an 

organization/team.
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•	 Encouraging employees to share knowledge and rewarding them 
for knowledge sharing.

•	 Formalizing the process of knowledge management in an 
organization.

•	 Using the most effective knowledge sharing strategies.
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Próba identyfikacji wzorców rozwojowych 
w polskich regionach

S treszczenie         

Europa jest przestrzenią składającą się z centrów i peryferii. Centrum stano-
wią kraje: Francja, Niemcy i Włochy. Natomiast środkowoeuropejskie pań-
stwa członkowskie Unii Europejskiej tworzą specyficzny obszar peryferyjny. 
Grupa krajów Europy Środkowo-Wschodniej jest mniej zamożna w porów-
naniu ze średnią Unii Europejskiej i od ponad 30 lat koncentruje się na roz-
woju krajowym. Na szczególną uwagę w tym aspekcie zwraca rozwój polskiej 
gospodarki, w której wzrostowi gospodarczemu towarzyszy wzrost dyspropor-
cji regionalnych i subregionalnych, szczególnie między zachodnimi i wschod-
nimi regionami kraju. W Polsce obserwuje się pogłębiające się nierówności – 
zwłaszcza między obszarami metropolitalnymi a  pozostałymi regionami. 
Dlatego celem niniejszego opracowania jest weryfikacja hipotezy badaw-
czej zakładającej, że polskie regiony rozwijają się według charakterystycz-
nych wzorców rozwoju. Ma to znaczenie dla wyjaśnienia przyczyn utrzymy-
wania się peryferyjnego charakteru badanych obszarów. Badania empiryczne 
przeprowadzono przy użyciu metod statystycznych dla danych dotyczących 
obrotów firm w wybranych gałęziach gospodarki w latach 2007–2019 oraz dla 
struktury wartości dodanej brutto per capita w latach 2007–2019. W opracowa-
niu wykorzystano metody takie jak: krytyczna analiza literatury przedmiotu 
i analiza opublikowanych empirycznych danych wtórnych. Praca powstała na 
gruncie teorii ekonomii ewolucyjnej, która zakłada indywidualistyczne podej-
ście do kształtowania rozwoju regionów. Zrealizowane badanie wykazało, że 
struktura wartości dodanej brutto w połowie badanych regionów zmieniała 
się zwykle w  sposób nieukierunkowany. Ponadto zdecydowana większość 
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działów obrotów firm w  trzech przebadanych klasach regionów (łącznie 
11 regionów) miała związek liniowy o kierunku dodatnim ze zmienną war-
tością dodaną brutto per capita.

S Ł O WA  K LU C Z E : 	 regiony peryferyjne, rozwój regionalny, struktury 
gospodarcze, teorie rozwoju regionalnego, wzorce 
rozwojowe regionów

A B S T RAC T

An Attempt to Identify Development Patterns in Polish Regions

Europe is a space consisting of centers and peripheries. The center is made 
up of France, Germany and Italy. In contrast, the Central European mem-
ber states of the European Union form a specific peripheral area. The CEE 
countries are less prosperous compared to the European Union average and 
have focused on domestic development for more than 30 years. Particularly 
noteworthy in this aspect is the development of the Polish economy, in which 
economic growth is accompanied by an increase in regional and sub-regional 
disparities, especially between the western and eastern regions of the country. 
Poland has seen widening inequalities, especially between metropolitan areas 
and other regions. Therefore, the purpose of this study is to verify the research 
hypothesis assuming that Polish regions develop according to characteristic 
development patterns. This is important for explaining the reasons for the 
continued peripheral nature of the study areas. Empirical research was carried 
out using statistical methods for data on the turnover of companies in selected 
industries in 2007-2019 and for the structure of gross value added per capita in 
2007–2019. The study used methods such as critical analysis of the literature 
and analysis of published empirical secondary data. The work is based on the 
theory of evolutionary economics, which assumes an individualistic approach 
to shaping the development of regions. The completed study showed that the 
structure of gross value added in half of the regions studied tended to change 
in an undirected manner. In addition, the vast majority of company turnover 
divisions in the 3 surveyed classes of regions (11 regions in total) had a linear 
relationship of positive direction with the variable gross value added per capita.

K E Y W O R D S :  	peripheral regions, regional development, economic structures, 
regional development theories, regional development patterns

Możliwości rozwoju polskich regionów peryferyjnych 
na podstawie przeglądu koncepcji teoretycznych

Polska jest państwem mniej zamożnym w porównaniu do średniej Unii 
Europejskiej. Pozycja gospodarcza Polski jest peryferyjna w stosunku do 
państw zachodnich UE. Z  kolei gospodarka UE po rozszerzeniu Unii 
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w  2004 roku przybrała charakter centro-peryferyjny (Pawłuszko, 2021). 
Od ponad 20 lat Polska koncentruje się na rozwoju krajowym. Wzro-
stowi gospodarczemu w  Polsce towarzyszy wzrost dysproporcji regio-
nalnych i  subregionalnych. Duża liczba średnich miast Polski traci 
w ostatnich latach swoją pozycję społeczno-ekonomiczną względem naj-
większych ośrodków miejskich (Śleszyński, 2018). Dysproporcje roz-
wojowe w  aspekcie regionalnym uwidaczniają się szczególnie między 
zachodnimi i wschodnimi regionami kraju. 

Na potrzeby badania do analizy struktury wartości dodanej brutto 
per capita w latach 2007–2019 wykorzystano metodę eliminacji wektorów. 
Z kolei w celu identyfikacji działów gospodarki odpowiedzialnych za wzrost 
gospodarczy w  poszczególnych regionach zanalizowano strukturę obro-
tów firm w wybranych gałęziach gospodarki przy pomocy analizy wariancji 
z analizą kontrastów planowanych. Praca składa się z kilku części. Pierwsza 
część zawiera przegląd literatury przedmiotu. W drugiej części omówiono 
metodologię przeprowadzonych badań. Ostatnia część prezentuje wyniki 
prowadzące do weryfikacji postawionej hipotezy badawczej. 

Problematyka peryferyjności polskich regionów jest interesującym 
tematem, ponieważ od początku XXI wieku dysproporcje rozwojowe 
pomiędzy obszarami polski na poziomie NUTS 2 (województwa) nara-
stały (rycina 1). Proces ten został zaprezentowany przy pomocy wizuali
zacji graficznej wartości dodanej brutto per capita (GVA per capita) w pol-
skich regionach. GVA per capita jest odpowiednim wskaźnikiem do oceny 
rozwoju regionalnego. Umożliwia ona obserwację stanu aktywności 
gospodarczej w  regionach oraz mierzy wkład w  gospodarkę (National 
Economic and Social Council, 2002). 
	 Dane przedstawione na rycinie nr 1 zostały pokolorowane, ponieważ 
podczas analizy statystyk opisowych wartości dodanych brutto per capita 
w badanych regionach zaobserwowano, że od 2000 roku w Polsce kształ-
towały się 4 grupy obszarów o zbliżonych wartościach. Dla każdego ze 
skupisk obliczono współczynniki zmienności GVA per capita, ponie-
waż mogą one wskazywać na występowanie nierówności regionalnych 
(Huang, Leung, 2009). Do grupy pierwszej przypisano regiony: dolno-
śląskie, wielkopolskie i  śląskie (V = 3.39). W grupie drugiej sklasyfiko-
wano regiony: pomorskie, łódzkie, małopolskie (V = 3.17). Skupisko trze-
cie składało się z regionów: mazowieckie, zachodniopomorskie, lubuskie, 
kujawsko-pomorskie i opolskie (V = 3.73). Grupa czwarta była najmniej 
zróżnicowana pod względem GVA per capita, a w jej skład wchodziły takie 
regiony jak: podlaskie, świętokrzyskie, podkarpackie, warmińsko-mazur-
skie i lubelskie (V = 2.46). Wszystkie skupiska porównano metodą „każdy 
z  każdym” i  uzyskano współczynniki zmienności wynoszące od około 
V = 7.5 do około V = 23.
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Ryc. 1. GVA per capita w polskich regionach

dolnośląskie, wielkopolskie, śląskie 

łódzkie, małopolskie, pomorskie 

kujawsko-pomorskie, mazowieckie, lubuskie, opolskie, zachodniopomorskie 

podkarpackie, świętokrzyskie, podlaskie, warmińsko-mazurskie 

11 900,

21 900,

31 900,

41 900,

51 900,

61 900,

Źródło: opracowanie własne na podstawie danych ze Statistics Poland (2023 r.).

Utworzenie się w 2019 roku podobnych pod względem wartości GVA 
per capita skupisk regionów może świadczyć o podobieństwach w rozwoju 
obszarów w tych grupach. Jednocześnie nie wyjaśnia to wysokiego zróżni-
cowania składowych wartości dodanej brutto per capita w polskich regio-
nach. Dlatego celem niniejszego opracowania jest weryfikacja hipotezy 
badawczej zakładającej, że polskie regiony rozwijają się według specyficz-
nych wzorców rozwoju. Ma to znaczenie dla wyjaśnienia przyczyn utrzy-
mywania się peryferyjnego charakteru badanych obszarów.

Rozwiązanie zagadnienia peryferyjności regionów, a  przede wszyst-
kim zawiłości rozwoju regionów Europy Środkowo-Wschodniej wymaga 
odniesienia się do historycznych i  nowoczesnych koncepcji rozwoju 
regionalnego. W  tym zakresie warto ustosunkować się do opracowanej 
w  1817 roku przez Ricarda teorii korzyści komparatywnych. Wskazuje 
ona, że specjalizacja produkcyjna jest dobrą drogą wspierającą rozwój 
regionalny (Ricardo, 1821). Różnice wynikające z kosztów komparatyw-
nych mogą być bodźcem powodującym powstanie specjalizacji w regio-
nie. Ma to swoje odzwierciedlenie w rzeczywistości. Jak pokazują bada-
nia opracowane przez Levchenkę i  Zhang handel Europy Wschodniej 
jest uzależniony od odbiorców towarów i usług w Europie Zachodniej. 
Wymierną korzyścią dla państw Europy Zachodniej są niskie koszty han-
dlu ze wschodnimi partnerami. Istnieją różnice w  poziomie zaawanso-
wania technologii między państwami europejskimi, dlatego korzyści dla 
Europy Środkowo-Wschodniej wynikają z  rozszerzenia rynków i  trans-
feru technologii z  Europy Zachodniej (Levchenko i  Zhang, 2012). Na 
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przestrzeni lat wzorce handlowe w Unii Europejskiej po jej rozszerzeniu 
na wschód upodabniały się, a przewagi komparatywne nowych i starych 
państw członkowskich zbliżały się do siebie (Grancay, Sumilo i  Vvein-
hardt, 2015). Wskazuje to na istotność przewag komparatywnych w kształ-
towaniu pozycji gospodarczej regionów peryferyjnych.

Wyjaśnienie dysproporcji rozwojowych między krajami lub biednymi 
a bogatymi regionami jest częściowo możliwe dzięki teorii proporcjonal-
ności czynników produkcji, ponieważ uwzględnia ona różne poziomy 
zasobów w poszczególnych obszarach (Smith, 1999). Słabiej rozwinięte 
regiony UE konkurują, oferując niewykwalifikowaną siłę roboczą, która 
sprzyja rozwojowi nisko zaawansowanych gałęzi przemysłu. Mniej roz-
winięte regiony wprowadzają technologie z  obszarów zaawansowanych 
i rozwijają konkurencyjne gałęzie gospodarki ze względu na niskie koszty 
pracy i  kursy walut (Komninos i  Sefertzi, 1998). Sprzyja to powstawa-
niu nowych gałęzi w gospodarkach państw, co ma swoje odzwierciedle-
nie w wynikach badań. Proces ten jest niestety rozciągnięty w czasie i nie 
we wszystkich krajach i  regionach Europy Środkowo-Wschodniej prze-
biega w  takim samym tempie. Wzrost i  rozwój społeczno-gospodarczy 
regionów peryferyjnych jest również problemem związanym z lokaliza-
cją przedsiębiorstw. Teorie lokalizacji (Predöhl, 1928; Lösch, 1938; von 
Thünen, 1826; Isard, 1962; Lefeber, 1966; Böventer, 1975; Smith, 1972; 
Maier i  Tödtling, 1987) mogą wyjaśniać procesy rozwoju regionalnego, 
ponieważ tłumaczą zależność rozwoju od zasobności obszarów w czyn-
niki produkcji lub też od możliwości ich substytucji. Brak zasobów sta-
nowi oczywisty brak motywacji do lokalizacji biznesu w regionie. 

Kraje o niskim poziomie rozwoju gospodarek były przedmiotem badań 
Rosensteina-Rodana, który badał stan gospodarek położonych w  Euro-
pie Południowo-Wschodniej oraz w Ameryce Łacińskiej. Twierdził on, że 
problemy wysokiej stopy bezrobocia oraz niskich dochodów można roz-
wiązać za pomocą uprzemysłowienia i integracji z gospodarką światową. 
(Rosenstein-Rodan, 1959). W  tym zakresie szczególnie interesujący jest 
moment wejścia Polski do Unii Europejskiej (2004 rok). Na skutek otwar-
cia rynku UE wzrost gospodarczy w polskich regionach nabrał dynamiki 
(Ossowski, 2015; Proniewski, 2013; Jóźwik, 2016). Pomimo tego, że Polska 
na tle innych państw UE w zakresie wskaźników społeczno-gospodarczych 
jest wciąż krajem peryferyjnym, to wejście Polski do UE przyczyniło się do 
zmniejszenia dysproporcji rozwojowych w polskich regionach (Domański, 
2018). Dlatego z punktu widzenia teorii rozwoju regionalnego integracja 
z gospodarką światową stanowi empirycznie potwierdzony czynnik pro-
wadzący do eliminacji zjawiska peryferyjności. Wydaje się potwierdzać to 
również teoria opracowana przez Nurksego, który wskazał, że na rozwój 
gospodarczy wpływają oszczędności akumulowane przez społeczeństwo 
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oraz kapitał pozyskiwany z  zewnątrz (Nurkse, 1953). Otwarcie jednoli-
tego rynku UE spowodowało większe zainteresowanie inwestorów zagra-
nicznych lokacją kapitału w Polsce, co doprowadziło do zwiększenia ilo-
ści bezpośrednich inwestycji zagranicznych (Cieślik, 2019; Ancyparowicz, 
2009; Misztal, 2012). Jednocześnie na peryferyjność środkowoeuropejskich 
i polskich regionów wpływa niski poziom płac (Galgóczi, 2017; Antoszak, 
2017). Brak nadwyżek kapitałowych sprawia, że gromadzenie oszczędno-
ści staje się utrudnione. Konsekwencją tego procesu jest niemożność kształ-
cenia jednostek oraz niska wydajność siły roboczej. W  efekcie firmy nie 
generują nadwyżki kapitałowej, co prowadzi do braku środków na uno-
wocześnienie produkcji i pozyskanie nowych technologii oraz podwyżek 
wynagrodzeń za pracę. Możliwość poprawy tej sytuacji autorzy niniejszego 
opracowania upatrują w mechanizmach interwencjonizmu państwowego, 
a w szczególności w zmniejszeniu opodatkowania pracy. Istnieje szansa, że 
zwiększyłoby to możliwości inwestycyjne lokalnych biznesów, a w konse-
kwencji doprowadziłoby do zmniejszenia dysproporcji rozwojowych mię-
dzy polskimi a zachodnioeuropejskimi regionami. 

Jednym z czynników stymulujących gospodarkę regionu jest popyt na 
usługi i towary w nim wytwarzane. Ma to wpływ na dynamizację pokrew-
nych dziedzin gospodarki (Lichty i Knudsen, 1999). Zgodnie z teorią bazy 
ekonomicznej, aby stymulować rozwój, należy położyć nacisk na rozbudowę 
gałęzi wytwarzających nowe technologie oraz produkujących na eksport 
(North, 1955). Działania prorozwojowe bazować mogą na tworzeniu zachęt 
dla inwestorów zagranicznych, którzy będą lokowali swoje działalności 
w regionie nastawione głównie na eksport produktów lub usług. Podejście to 
niesie ze sobą zagrożenia polegające na możliwości wycofania się głównego 
inwestora z regionu i tym samym obniżenia jego potencjału gospodarczego. 
Dlatego wykorzystanie w praktyce teorii bazy ekonomicznej jako sposobu 
rozwiązania problemów peryferyjności regionu staje się problematyczne. 
Teoria ta może mieć zastosowanie dla obszarów, które cechują się niskim 
popytem wewnątrzregionalnym oraz posiadają niewykorzystane zdolno-
ści produkcyjne. Stąd ważnym aspektem w kontekście eliminacji zjawiska 
peryferyjności polskich regionów staje się ocena ich potencjału produkcyj-
nego. Pomimo tego, że proces ewaluacji możliwości produkcyjnych w regio-
nie nie jest przedmiotem niniejszego opracowania, to autorzy podkreślają 
jego znaczenie w kontekście szansy rozwojowej dla polskich regionów.

Rolę generatorów rozwoju i wzrostu gospodarczego w regionach pery-
feryjnych mogą pełnić jednostki motoryczne (bieguny wzrostu). Na 
przestrzeni lat zmieniała się ich definicja. Historycznie F. Perroux defi-
niował je jako duże przedsiębiorstwa przemysłowe lub zespół przedsię-
biorstw. Biegunami wzrostu można określić poszczególne gałęzie gospo-
darki, które generują wzrost i rozwój dziedzin powiązanych z nimi pod 
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względem technicznym. Z perspektywy rozwoju regionalnego biegunami 
wzrostu są przestrzenie ekonomiczne (strefy rozwoju), w których tworzą 
się i  współistnieją wielopoziomowe powiązania gospodarcze. Jednostki 
motoryczne oddziałują na rozwój innych jednostek i gospodarki w sposób 
pozytywny lub negatywny, co określa się mianem polaryzacji. Tworzenie 
biegunów wzrostu jest szansą dla zdynamizowania rozwoju regionalnego, 
natomiast należy pamiętać, że działanie jednostek motorycznych może 
być zróżnicowane w zależności od warunków środowiska geograficznego 
(Davin, Deeger i  Paelinck, 1959; Perroux, 1969; Davin, 1961). Dlatego 
eliminacja zjawiska peryferyjności przy pomocy teorii polaryzacji będzie 
skuteczna dla obszarów o dużych zasobach istotnych dla rozwoju danej 
gałęzi gospodarki oraz dostępności komunikacyjnej regionu. Zjawisko 
polaryzacji ma również swoje negatywne konsekwencje. Prowadzi ono 
do uzależnienia obszarów peryferyjnych i  odpływu z  nich potencjałów 
rozwojowych (Myrdal, 1957; Kaldor, 1970; Hirschman, 1958). Przykła-
dem w tym zakresie są polskie powiaty, które tracą swoją pozycję na rzecz 
największych ośrodków miejskich, co sprawia, że peryferyjność polskich 
regionów narasta (Zarówna, 2016). 

Problem peryferyjności polskich regionów może być rozpatrywany 
na podstawie teorii centrum i peryferii J. Friedmanna (Friedmann, 1986). 
Warszawa jest peryferyjna w stosunku do ośrodków UE, ale jednocześnie 
stanowi rdzeń w porównaniu do innych miejscowości w Polsce (Kwarciń-
ska, 2017; Pawłuszko, 2017; Jałowiecki i Karpalski, 2011). Rdzenie z per-
spektywy miejskiej, jak na przykład: Warszawa, Kraków, Katowice, oraz 
z  punktu widzenia regionów (np. województwo dolnośląskie, śląskie, 
Region Warszawski Stołeczny) charakteryzują się większą dynamiką wzro-
stu i rozwoju gospodarczego niż obszary peryferyjne. Dominują one rów-
nież w strefie politycznej i kulturowej. Stąd możliwości rozwoju polskich 
regionów upatrywać można w  stymulowaniu obszarów słabo rozwinię-
tych. Aby tego dokonać, należałoby podejmować decyzje polityczne kieru-
jące się przede wszystkim potrzebami społeczności regionalnych. Wyelimi-
nuje to podporządkowanie obszaru peryferyjnego dominującej jednostce 
(Stöhr, 1984; Nohlen, 1985). Ten tok rozumowania prowadzi do koncep-
cji niezależnego rozwoju regionalnego, która kładzie szczególny nacisk na 
umożliwienie lokalnej społeczności zarządzanie rozwojem gospodarczym 
regionu (Flecker, Gubitzer i  Tödtling, 1984). Kto zna potrzeby obszaru 
peryferyjnego lepiej niż jego społeczeństwo? Narażeni na efekty peryfe-
ryjności mieszkańcy regionów uboższych powinni sami wykorzystywać 
specyficzne potencjały i  nowo odkryte możliwości regionów oraz dzia-
łać w kierunku wznowienia wzrostu, a w efekcie rozwoju gospodarczego 
w regionie (Kupper, 2010; Schätzl, 1992). Jednocześnie nie będzie to moż-
liwe bez długotrwałego wsparcia finansowego ze szczebla centralnego. 
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Jak zauważyli Nijkamp i Abreu, współczesny rozwój regionalny jest 
złożony z wielu czynników, do których należą: lokalizacja, czynniki pro-
dukcji, przedsiębiorczość czy innowacyjne technologie (Nijkamp i Abreu, 
2004). Według Nijkampa i Stougha rozwój z definicji jest endogeniczny 
i zależny od wielu determinantów. Wśród nich badacze wymieniają: kul-
turę, system społeczno-gospodarczy, umiejętności lokalnych aktorów, 
dostosowanie się do transformacji gospodarki światowej, a przede wszyst-
kim rozwój przedsiębiorczości w  aspekcie regionalnym (de Groot, Nij-
kamp i  Stough, 2004). W  zakresie teorii endogenicznych podkreśla się 
rolę wiedzy jako czynnika rozwoju oraz samonapędzające się mechani-
zmy tworzenia wiedzy. Wśród nowych paradygmatów na uwagę zasługują 
teorie określające przestrzeń na nowo. Zakładają one, że przestrzeń jest 
wysoce zróżnicowana pod względem poziomu i tempa wzrostu dochodów 
między obszarami należącymi do tego samego regionu (Capello i  Nij-
kamp, 2007). Równolegle nowoczesnymi, popularnymi teoriami rozwoju 
regionalnego są paradygmaty oparte na zrównoważonym rozwoju. Inną 
zauważalną tendencją w zakresie kreowania teorii rozwoju regionalnego 
są badania z  uwzględnieniem czynnika czasu (podejście dynamiczne). 
Można w tym zakresie wymienić teorie: nieliniowej dynamiki regional-
nej, synergetyki, analizy drapieżników i  ekonomii ewolucyjnej. Zmiany 
w formach strukturalnych w czasie, takie jak pojawienie się niestabilności 
strukturalnej, mogą oznaczać wystąpienie zmian jakościowych w  ukła-
dzie (na przykład rozwoju gospodarczego) (Knox i Marston, 2015, s. 286). 

Interesującą koncepcją, która może być pomocna w badaniu zjawiska 
peryferyjności polskich regionów, jest ekonomia ewolucyjna. W ramach 
jej nurtu nie opracowano modeli formalnych. Ekonomia ewolucyjna 
przyjmuje indywidualistyczne podejście do kształtowania rozwoju regio-
nów (Spiezia, 2003; Kwaśnicki, 1996; Nelson, 1985; Dosi, 1991; Metcalfe, 
2005). Koncepcja ta zakłada, że procesy rozwoju społeczno-gospodar-
czego dążą do równowagi, ale są z niej wytrącane (Niewiadomski, 2021). 
Nurt ewolucyjny zakłada, że ewolucja ekonomiczna odbywa się w czasie, 
a  wnioski, które wynikają z  badań prowadzonych w  ramach koncepcji, 
powstają na podstawie analiz zdarzeń ekonomicznych z przeszłości. Eko-
nomia ewolucyjna próbuje wytłumaczyć heterogeniczność podmiotów 
gospodarczych, co ma znaczenie w kształtowaniu rozwoju tych jednostek. 
Na podobne założenia niejednorodności rozwoju społeczno-gospodar-
czego regionów wskazuje teoria niezrównoważonego rozwoju. Podkreśla 
ona, że słabo rozwinięte obszary przechodzą przez fazę wzrostu niezrów-
noważonego, a jednym z ważnych aspektów niezrównoważenia jest usta-
lenie miejsc, w których ten proces zachodzi (Streeten, 1959). 

Warto podkreślić, że starsze teorie rozwoju regionalnego (powstałe 
do lat 80. XX wieku) były skoncentrowane głównie na gospodarce. 
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W  późniejszym czasie pojawiły się koncepcje zakładające pozaekono-
miczne podejście. Jednym z  przykładów jest koncepcja przedstawiona 
przez Moulaerta i innych (2016), która łączy w sobie elementy sprawczo-
ści (działania), struktury (jako rzeczywistości naturalnej lub społecznej, 
której nie da się przekształcić w krótko- lub średnioterminowym okresie), 
instytucji (jako uspołecznionej struktury tworzącej trwały zespół ograni-
czeń i  możliwości  – wzajemnie powiązany system organizacyjny) oraz 
dyskursu (jako momentu działania). Podejście to tworzy ramy dla ana-
lizy rozwoju społeczno-gospodarczego regionów w  całej jego złożono-
ści i bazuje na ośmiostopniowej typologii, w której skład wchodzą takie 
zmienne jak: strategiczne działalności gospodarcze w rozwoju lokalnym; 
lokalno-regionalna organizacja społeczno-gospodarcza i organizacje stra-
tegiczne; regulacje prawno-administracyjno-polityczne na poziomie kra-
jowym i regionalnym; systemy reprodukcji – usługodawcy; globalni (kor-
poracyjni) agenci i  instytucje gospodarki rynkowej; międzynarodowe 
i krajowe regulacje prawno-polityczno-administracyjne; sub- i kontrhege-
moniczne i/lub społecznie innowacyjne organizacje oraz ruchy; organiza-
cje i ruchy społecznie innowacyjne oraz „ekscentryczne” i „przywódcze” 
działania oraz dynamika koniunkturalna (Moulaert i in., 2016).

Zaprezentowana w poprzednim akapicie koncepcja podkreśla wyraźne 
znaczenie pozaekonomicznych determinant dla rozwoju regionalnego. 
Analiza rozwoju przy wykorzystaniu wymienionych czynników może 
być interesująca, ponieważ dostrzeżono przyczyny niepowodzenia tra-
dycyjnych polityk i  koncepcji rozwoju regionalnego. Znanym przypad-
kiem w  tym zakresie jest chociażby nadmierna koncentracja inwestycji 
infrastrukturalnych, która niekoniecznie może przyczynić się do rozwoju 
danego obszaru (Medeiros i van der Zwer, 2020). Jednocześnie pomimo 
postępów teoretycznych w  zakresie rozwoju regionalnego współczesna 
praktyka polityczna wciąż kładzie główny nacisk na wzrost gospodarczy 
regionów (Medeiros, 2022). 

W II dekadzie XXI wieku uwidoczniły się również koncepcje bazujące 
na kreowaniu przewagi rozwojowej przy wykorzystaniu sprawnie działają-
cych, zdecentralizowanych instytucji i organizacji regionalnych, które wpły-
wają na kształtowanie procesów rozwoju regionalnego oraz są narzędziem 
dialogu i motywatorem interesariuszy (Pike i in., 2017). Równocześnie pod-
kreślano istotność edukacji dla rozwoju regionalnego opartego na wiedzy. 
Uwzględnia to znaczenie kapitału ludzkiego oraz innowacji, które są waż-
nymi czynnikami rozwoju regionalnego (Laasonen i Kolehmainen, 2017, 
Diebolt i  Hippe, 2019). Inne koncepcje skupiały się na przedsiębiorczo-
ści jako istotnym elemencie polityki rozwoju regionalnego (Müller, 2016). 
Należy zauważyć jednak, że nawiązują one do starszych rozwiązań koncen-
trujących się na wzroście gospodarczym i mają ograniczone zastosowanie.
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Badanie rozwoju regionów peryferyjnych jest kompleksowym proce-
sem i w tym zakresie wszystkie wymienione teorie mają cząstkowe zasto-
sowanie. Przedstawiony przegląd literatury przedmiotu wskazuje na częś-
ciowe przyczyny i możliwości eliminacji zjawiska peryferyjności regionów. 
Natomiast literatura ta nie zakłada istnienia podobnych wzorców roz-
wojowych w wielu regionach peryferyjnych. Dlatego próba wyjaśnienia 
heterogeniczności gospodarek badanych obszarów bazuje na założeniach 
teorii ekonomii ewolucyjnej i  koncepcji niezrównoważonego rozwoju. 
Oba paradygmaty zakładają swoisty proces kształtowania się gospodarek. 
Jednocześnie teorie te nie podważają możliwości istnienia wzorców roz-
wojowych w  regionach w poszczególnych okresach. Istnieje możliwość, 
że proces ewolucji gospodarek peryferyjnych posiada specyficzne cechy, 
które występują w  wielu obszarach jednocześnie w  tym samym czasie. 
Przeprowadzone w niniejszej pracy badania stanowią zatem próbę odkry-
cia ukrytych wzorców rozwojowych w polskich regionach, co może mieć 
znaczenie dla eliminacji zjawiska ich peryferyjności. 

Metodyka badań

Pierwsze badanie dotyczyło analizy struktury wartości dodanej brutto per 
capita polskich regionów (województw) w latach 2007–2019. Zastosowana 
procedura eliminacji wektorów umożliwia wyodrębnienie ze zbiorowo-
ści grup charakteryzujących się podobną strukturą (Wasilewska, 2009). 
Grupy podobnych obiektów wyodrębniane są na podstawie ich porównań 
metodą „każdy z każdym” (Strojny, 2013). Do porównań struktur obiek-
tów wykorzystano następującą miarę braku podobieństwa (Kukuła, 1996):

vjp = 
Σk

i=1 |αij – αip|

2 (1)
(j, p = 1, 2,…, r),

gdzie:
αij – udział i-tej składowej struktury j-tego obiektu,
αip – udział i-tej składowej struktury p-tego obiektu.

Współczynnik vjp przyjmuje wartości z  przedziału od 0 do 1. Wartość 
miary wynosząca 0 wskazuje na wysokie podobieństwo struktur obiektów 
p i  j. Jeżeli parametr vjp wynosi 1, to struktury porównywanych ze sobą 
obiektów nie wykazują podobieństwa (Luty, 2012).
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Wykorzystując współczynnik vjp, stworzono macierz zróżnicowań 
strukturalnych, której elementy diagonalne przyjmują wartość 0, co ozna-
cza, że porównywano ze sobą ten sam obiekt. Dalszy etap zakładał usta-
lenie progowej wartości zróżnicowania struktur – ε. Została ona wyzna-
czona na podstawie średniej arytmetycznej elementów niediagonalnych 
macierzy. Przy użyciu parametru ε dokonano przekształcenia macierzy 
zróżnicowań strukturalnych i utworzono macierz parametrów wjp zgod-
nie z zasadą, że jeżeli vjp < ε to wjp = 0 lub vjp ≥ ε to wjp = 1.

Obiekty macierzy wjp zostały podzielone przy pomocy algorytmu, który 
zakłada: utworzenie wektorów wj0 stanowiących sumy każdego z wierszy 
macierzy wjp; odnalezienie maksymalnej wartości wektora wj0 i  elimina-
cję obiektu poprzez usunięcie odpowiadającego mu wiersza i  kolumny; 
ponowne zsumowanie każdego z  wierszy zredukowanej macierzy wj0 
i otrzymanie nowego wektora wj0; odszukanie maksymalnej wartości wek-
tora wj0 i usunięcie kolejnego obiektu ze zredukowanej macierzy wjp. Proces 
ten był powtarzany do stanu, gdy wszystkie pozostałe składowe wektora wj0 
przyjmowały wartość 0. Pozostałe po eliminacji obiekty, stanowią pierw-
szą grupę o podobnej strukturze. Algorytm ten był stosowany ponownie na 
zbiorze obiektów wyeliminowanych. Dzięki powtórzeniu procedury uzy-
skano drugą grupę. Zaprezentowany tok postępowania był realizowany do 
momentu pogrupowania wszystkich obiektów (Kukuła, 1996).

Na podstawie wyników badań struktury wartości dodanej brutto per 
capita przy pomocy metody eliminacji wektorów uzyskano klasy regionów, 
które zostały poddane ponownemu badaniu z uwzględnieniem obrotów 
firm w regionach w wybranych gałęziach gospodarki w latach 2007–2019. 
Studium obrotów firmy w regionach zostało przeprowadzone przy użyciu 
metody analizy wariancji z  analizą kontrastów planowanych. Zmienną 
zależną zastosowaną w  badaniu była wartość dodana brutto per capita, 
a  do zmiennych niezależnych należały obroty w  wybranych gałęziach 
gospodarki (na podstawie Polskiej Klasyfikacji Działalności).

Wartość dodana brutto per capita została podzielona na 5 poziomów 
(niska, raczej niska, umiarkowana, raczej wysoka, wysoka). Dokonano 
obliczeń kontrastu liniowego w  celu sprawdzenia, czy średni poziom 
dochodów z danego działu gospodarki wzrasta wraz ze wzrostem poziomu 
GVA per capita. Rozkład zmiennej GVA per capita nie spełniał warunku 
normalności, dlatego zastosowano dyskretyzację, dzieląc tę zmienną na 
pięć poziomów. Liczebności w  podgrupach były równe lub różniły się 
tylko jedną obserwacją. Warunek równoliczności grup został więc speł-
niony, a zmienne niezależne były ilościowe.

Wariancje dla pięciu podgrup zmiennej zależnej sprawdzono testem 
Levena opartym na medianie, która jest statystyką odporną na wartości 
odstające, zalecaną w przypadku złamania założenia o wielowymiarowym 
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rozkładzie normalnym. W  przypadku nierównych wariancji jako sta-
tystykę testową zastosowaną mocny test Welcha. Analiza wariancji jest 
odporna na złamanie założenia o normalność w przypadku, gdy inne kry-
teria są spełnione (King i Minium, 2009). Ponadto w celu oszacowania 
istotności statystycznej zastosowano metodę bootstrapową (metoda per-
centyli 1000 losowań ze zwracaniem), która jest polecana wówczas, gdy 
rozkłady zmiennych nie spełniają wymogu normalności. Warto nadmie-
nić, że nie są znane rozkłady analizowanych zmiennych w badaniu cało-
ściowym, wsparcie się metodą bootstrapową umożliwia przezwyciężenie 
tego problemu, ponieważ w przypadku odpowiednio dużych prób staty-
styka testowa przyjmuje rozkład zbliżony do normalnego, nawet wów-
czas, gdy rozkład w badaniu zupełnym (lub populacji) odbiega kształtem 
od krzywej Gaussa (Bruce, Bruce i Gedeck, 2021). Jako miarę wielkości 
efektu dla kontrastu liniowego wykorzystano współczynnik g Hedgesa, 
ponieważ porównywane grupy liczyły mniej niż 20 obserwacji.

Baza danych

Badania empiryczne struktury wartości dodanej brutto per capita w pol-
skich regionach (województwach) w latach 2007–2019 zrealizowano przy 
użyciu metody eliminacji wektorów na podstawie danych pochodzących 
ze Statistics Poland. Struktura ta była tworzona przez składowe: rolni-
ctwo, przemysł i usługi. 

Natomiast badanie obrotów firm w klasach regionów w latach 2007–2019 
przy pomocy metody analizy wariancji z analizą kontrastów planowanych 
zostało przeprowadzone dla 11 z 16 polskich regionów na poziomie NUTS2. 
Do badania wykorzystano dane obrotów firm w 11 województwach (dolno-
śląskie, lubuskie, śląskie, kujawsko-pomorskie, łódzkie, pomorskie, warmiń-
sko-mazurskie, wielkopolskie, małopolskie, podlaskie, zachodniopomorskie) 
w wybranych gałęziach gospodarki, takich jak: przetwórstwo przemysłowe; 
budownictwo; handel hurtowy i  detaliczny; naprawa pojazdów samocho-
dowych, włączając motocykle; transport i  gospodarka magazynowa; dzia-
łalność związana z zakwaterowaniem i usługami gastronomicznymi; infor-
macja i komunikacja; działalność związana z obsługą rynku nieruchomości 
oraz działalność w zakresie usług administrowania i działalność wspierająca 
(na podstawie Polskiej Klasyfikacji Działalności). Dane dotyczące obrotów 
firm uzyskano, korzystając z bazy Statistic Poland. Pominięcie 5 obszarów 
w  niniejszym badaniu (mazowieckie, opolskie, podkarpackie, świętokrzy-
skie i lubelskie) było uwarunkowane zasadniczymi brakami danych. W trak-
cie prowadzenia analiz baza danych Statistics Poland w zakresie wybranych 
działów obrotów firm w regionach posiadała bowiem istotne braki. 
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Wyniki badań przy użyciu metody eliminacji wektorów

W niniejszym badaniu zanalizowano strukturę wartości dodanej brutto 
per capita polskich regionów w latach 2007–2019. Przeprowadzone bada-
nie doprowadziło do wyodrębnienia z badanej zbiorowości grup obiek-
tów wykazujących podobieństwo strukturalne. Na grupowanie obiektów 
podobnych miał wpływ współczynnik α = 0.061. Obiekty o niższym stop-
niu zróżnicowania niż α były przyporządkowywane do tej samej grupy.

Dane dotyczące wartości dodanej brutto per capita zostały przeliczone 
na udziały procentowe. Sklasyfikowano 16 regionów w 13 okresach i uzy-
skano 9 skupisk o znacznym stopniu zróżnicowania. Największa grupa 
składała się z 59 obiektów (około 28,36% zbiorowości). Do drugiego sku-
piska należało 25% zbiorowości (52 obiekty). W trzecim skupisku znajdo-
wało się około 15,38% obserwacji (32 obiekty). Obserwacje w pozostałych 
skupiskach stanowiły około 31% zbiorowości (tab. 1).

Tab. 1. Udziały procentowe obserwacji w grupach wyłonionych metodą eliminacji wekto-
rów dla struktury wartości dodanej brutto per capita

grupa 1 grupa 2 grupa 3 grupa 4 grupa 5 grupa 6 grupa 7 grupa 8 grupa 9

28,37% 25,00% 15,38% 11,54% 7,21% 4,81% 3,37% 1,44% 2,88%

Źródło: opracowanie własne (2023 r.).

Tab.  2. Wartość dodana brutto per capita w  polskich regionach  – charakterystyka grup 
wyłonionych metodą eliminacji wektorów

Rolnictwo Przemysł Usługi

Grupa N x– V x– V x– V

1 59 4,20% 35.55 35,07% 4.39 60,72% 2.69
2 52 2,57% 50.78 39,77% 4.76 57,67% 2.26
3 32 4,04% 46.93 30,20% 6.32 65,76% 2.05
4 24 4,17% 24.46 35,50% 3.80 60,33% 1.84
5 15 7,28% 18.70 28,09% 4.17 64,63% 2.83
6 10 9,79% 8.73 40,55% 4.39 49,66% 2.94
7 7 1,48% 10.38 31,91% 1.80 66,61% 0.85
8 3 9,67% 10.52 35,48% 3.56 54,86% 0.45
9 6 1,69% 43.86 43,10% 3.39 55,21% 1.77

N – liczebność grupy, x–  – średnia arytmetyczna, V – współczynnik zmienności.

Źródło: opracowanie własne (2023 r.).
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Pierwsza grupa była tworzona przez 59 obserwacji. Składowa rolnictwo 
wynosiła w tym skupisku około 4%. W grupie tej przemysł kształtował się 
na poziomie około 35%, a usługi stanowiły około 61%. Do skupiska pierw-
szego należały 3 regiony: świętokrzyskie, warmińsko-mazurskie i wielko-
polskie, które charakteryzowały się stabilnością strukturalną w grupie.

W skład drugiego skupiska wchodziły 52 obserwacje, w których skła-
dowa rolnictwo wynosiła około 3%. Jednocześnie wartość usług stanowiła 
około 58% w  strukturze wartości dodanej brutto per capita. Cechą cha-
rakterystyczną grupy drugiej był udział składowej przemysł, której war-
tość wynosiła około 40% i była jedną z trzech najwyższych odnotowanych 
wśród wszystkich otrzymanych grup. Tylko w skupiskach 6 i 11 odnoto-
wano wyższy średni udział przemysłu. 

Trzecia grupa składała się z 32 obserwacji. Charakteryzowała się ona 
dosyć wysokim udziałem składowej usługi (około 66%). Skupisko to 
cechowało się również stanowiącym około 30% udziałem przemysłu. Do 
grupy trzeciej należały obserwacje, w których średni udział rolnictwa sta-
nowił około 4%.

Grupa czwarta była tworzona przez 24 obserwacje. W zakresie średnich 
udziałów struktury wartości dodanej brutto per capita była bardzo podobna 
do skupiska pierwszego. Składowe grupy czwartej prezentowały się następu-
jąco: rolnictwo – około 4%, przemysł – około 35% oraz usługi – około 60%. 

Do skupiska piątego należało 15 obserwacji. Zaobserwowano, że śred-
nia wartość składowej usługi wynosiła około 65% w tej grupie. Jednocześnie 
przeciętna wartość składowej przemysł stanowiła około 28%, a rolnictwa 
około 7%.

Grupy od 6 do 9 charakteryzowały się niską liczebnością obserwacji, 
ale cechowały się specyficznymi wartościami średnich składowych struk-
tury wartości dodanej brutto per capita. W skupiskach 6 i 8 odnotowano 
najwyższy udział rolnictwa, który stanowił około 10%. Najwyższą war-
tość składowej przemysł zaobserwowano w grupie 9 i wynosiła ona około 
43%. Natomiast w skupisku 7 zgromadzono obserwacje, w których średni 
udział usług wynosił około 67%. 

Badane regiony przechodziły ewolucję w czasie, co miało swoje odzwier-
ciedlenie w przynależności do grup taksonomicznych (ryc. 1). Na podstawie 
wyników badań utworzono 4 klasy regionów, w których średnie składowe 
wartości dodanej brutto per capita przyjmowały zbliżone wartości. Wyzna-
czono klasę I, w której udział przemysłu stanowił od około 40% do około 
43%, a udział składowej rolnictwo był niższy od 3%. Do klasy I przypisano 
obserwacje z grup 2 i 9. Została ona oznaczona na diagramie kolorem poma-
rańczowym. Utworzono również klasę  II, którą wyróżniono na diagramie 
kolorem niebieskim. Składała się ona z grup: 3, 5 i 7. Jej charakterystyczną 
cechą był wyższy od 64% udział składowej usługi. Jednocześnie rolnictwo 
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stanowiło w tej klasie poniżej 8%, a przemysł poniżej 32%. Kolorem szarym 
oznaczono obserwację klasy III. Należały do niej grupy 1 i 4, w których śred-
nie udziały składowych wynosiły kolejno: rolnictwo – poniżej 4,5%, prze-
mysł – poniżej 36% i usługi – poniżej 61%. Ostatnia utworzona klasa IV 
składała się z grup 6 i 8. Zawierała ona tylko 13 obserwacji, w których średnia 
wartość udziału składowej rolnictwo była wyższa od 9,5%.

Ryc.  2. Przynależność regionów do grup otrzymanych metodą eliminacji wektorów dla 
struktury wartości dodanej brutto per capita
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Źródło: opracowanie własne (2023 r.).

Wyniki badań przy wykorzystaniu analizy wariancji 
z analizą kontrastów planowanych

Na podstawie analizy struktury wartości dodanej brutto per capita z wyko-
rzystaniem metody eliminacji wektorów wyróżniono klasy regionów. 
Zostały one poddane kolejnemu badaniu z  uwzględnieniem danych 
o  obrotach przedsiębiorstw w  poszczególnych sektorach gospodarki 
w  latach 2007–2019. Analiza ta została przeprowadzona przy użyciu 
metody analizy wariancji z analizą kontrastów planowanych. 
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W regionach należących do klasy I  wszystkie kontrasty liniowe były 
istotne statystycznie. Wszystkie miary wielkości efektu były również wyso-
kie (tab. 3). Oznacza to, że w badanym okresie wszystkie gałęzie gospo-
darki miały związek liniowy o  kierunku dodatnim z  wartością dodaną 
brutto per capita.

Regiony należące do klasy I (dolnośląskie, lubuskie, 
śląskie)

Tab. 3. Kontrast liniowy dla regionów należących do klasy I – istotność statystyczna i wiel-
kość efektu

Nazwa zmiennej

t
df
(34)

Istotność
kontrastu
liniowego

Istotność
kontrastu
liniowego
bootstrap

Wielkość
efektu
g Hedgesa

Budownictwo 2.92 0.006 0.006 3.28
Działalność w zakresie usług admini-
strowania i działalność wspierająca

5.01* <0.001 0.013 6.35

Działalność związana z obsługą rynku 
nieruchomości

2.88 0.007 0.004 3.23

Działalność związana z zakwaterowa-
niem i usługami gastronomicznymi

4.51* 0.002 0.027 6.08

Handel hurtowy i detaliczny; naprawa 
pojazdów samochodowych, włączając 
motocykle

5.49 <0.001 <0.001 6.17

Informacja i komunikacja 8.12 <0.001 <0.001 9.12
Przetwórstwo przemysłowe 4.10 <0.001 <0.001 4.61
Transport i gospodarka magazynowa 4.40 <0.001 0.018 4.94

*zastosowano mocny test Welcha

Źródło: opracowanie własne (2023 r.).

Tab. 4. Średnie standaryzowane dla regionów należących do klasy I

Nazwa zmiennej Niski Raczej 
niski

Umiar-
kowany

Raczej 
wysoki Wysoki

Budownictwo −0.79 −0.05 0.07 0.21 0.65
Działalność w zakresie usług admini-
strowania i działalność wspierająca

−0.79 −0.40 −0.31 0.43 1.23

Działalność związana z obsługą rynku 
nieruchomości

−0.73 −0.14 0.04 0.31 0.60

Działalność związana z zakwaterowa-
niem i usługami gastronomicznymi

−0.72 −0.41 −0.31 0.33 1.27
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Handel hurtowy i detaliczny; naprawa 
pojazdów samochodowych, włączając 
motocykle

−0.96 −0.28 −0.17 0.48 1.07

Informacja i komunikacja −0.88 −0.49 −0.33 0.41 1.48
Przetwórstwo przemysłowe −0.86 −0.24 −0.01 0.33 0.89
Transport i gospodarka magazynowa −0.70 −0.37 −0.17 0.27 1.10

Źródło: opracowanie własne (2023 r.).

W regionach klasy II wszystkie kontrasty liniowe były istotne staty-
styczne, a wszystkie miary efektu wysokie (tab. 5). W klasie tej wszystkie 
działy obrotów firm miały związek liniowy o charakterze liniowym o kie-
runku dodatnim ze zmienną wartość dodana brutto per capita. Wzrost 
obrotów w gałęzi gospodarki powodował wzrost GVA per capita.

Regiony należące do klasy II (kujawsko-pomorskie, 
łódzkie, pomorskie, warmińsko-mazurskie, 
wielkopolskie)

Tab. 5. Kontrast liniowy dla regionów należących do klasy II – istotność statystyczna i wiel-
kość efektu

Nazwa zmiennej
t
df
(34)

Istotność
kontrastu
liniowego

Istotność
kontrastu
liniowego
bootstrap

Wielkość
efektu
g Hedgesa

Budownictwo 0,391 4,75 <0,001 <0,001
Działalność w zakresie usług admini-
strowania i działalność wspierająca

0.002* 6.78 <0.001 <0.001

Działalność związana z obsługą rynku 
nieruchomości

0.721 7.22 <0.001 <0.001

Działalność związana z zakwaterowa-
niem i usługami gastronomicznymi

0.053 6.31 <0.001 <0.001

Handel hurtowy i detaliczny; naprawa 
pojazdów samochodowych, włączając 
motocykle

<0.001* 6.61 <0.001 0.002

Informacja i komunikacja 0.001* 5.89 <0.001 <0.001
Przetwórstwo przemysłowe <0.001* 8.51 <0.001 <0.001
Transport i gospodarka magazynowa <0.001* 9.97 <0.001 <0.001
*zastosowano mocny test Welcha

Źródło: opracowanie własne (2023 r.).
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Tab. 6. Średnie standaryzowane dla regionów należących do klasy II

Nazwa zmiennej Niski Raczej 
niski

Umiarko-
wany

Raczej 
wysoki Wysoki

Budownictwo −0.78 −0.20 −0.13 0.34 0.77
Działalność w zakresie usług admi-
nistrowania i działalność wspierająca

−0.79 −0.50 −0.24 0.38 1.16

Działalność związana z obsługą 
rynku nieruchomości

−0.94 −0.47 −0.15 0.76 0.80

Działalność związana z zakwa-
terowaniem i usługami 
gastronomicznymi

−0.59 −0.67 −0.22 0.50 0.99

Handel hurtowy i detaliczny; 
naprawa pojazdów samochodowych, 
włączając motocykle

−0.72 −0.38 −0.27 0.15 1.22

Informacja i komunikacja −0.77 −0.40 −0.32 0.55 0.94
Przetwórstwo przemysłowe −0.92 −0.43 −0.26 0.38 1.23
Transport i gospodarka magazynowa −0.85 −0.54 −0.37 0.38 1.37

Źródło: opracowanie własne (2023 r.).

W regionach należących do klasy III kontrast liniowy dla budownictwa 
był nieistotny. Wartość dodana brutto per capita nie wzrastała liniowo wraz 
ze wzrostem obrotów firm w budownictwie (tab. 7).

Regiony należące do klasy III (małopolskie, podlaskie, 
zachodniopomorskie)

Tab.  7. Kontrast liniowy dla regionów należących do klasy III  – istotność statystyczna 
i wielkość efektu

Nazwa zmiennej
t
df
(34)

Istotność
kontrastu
liniowego

Istotność
kontrastu
liniowego
bootstrap

Wielkość
efektu
g Hedgesa

Budownictwo 0.401 1.66 0.107 0.111
Działalność w zakresie usług 
administrowania i działalność 
wspierająca

0.014 4.01* 0.004 0.026

Działalność związana z obsługą 
rynku nieruchomości

0.371 4.81 <0.001 <0.001

Działalność związana z zakwa-
terowaniem i usługami 
gastronomicznymi

0.731 5.61 <0.001 <0.001
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Handel hurtowy i detaliczny; 
naprawa pojazdów samochodo-
wych, włączając motocykle

0.498 2.43 0.020 0.024

Informacja i komunikacja 0.037* 3.36 0.010 0.037
Przetwórstwo przemysłowe 0.416 4.23 <0.001 0.002
Transport i gospodarka 
magazynowa

0.948 7.48 <0.001 <0.001

*zastosowano mocny test Welcha

Źródło: opracowanie własne (2023 r.).

Tab. 8. Średnie standaryzowane dla regionów należących do klasy III

Nazwa zmiennej Niski Raczej 
niski Umiarkowany Raczej 

wysoki Wysoki

Budownictwo −0.57 0.12 0.01 0.09 0.39
Działalność w zakresie usług 
administrowania i działalność 
wspierająca

−0.71 −0.34 −0.22 0.19 1.23

Działalność związana z obsługą 
rynku nieruchomości

−0.99 −0.19 0.02 0.28 1.00

Działalność związana z zakwa-
terowaniem i usługami 
gastronomicznymi

−0.85 −0.27 −0.26 0.23 1.31

Handel hurtowy i detaliczny; 
naprawa pojazdów samochodo-
wych, włączając motocykle

−0.56 0.00 −0.19 0.10 0.74

Informacja i komunikacja −0.59 −0.24 −0.28 0.03 1.23
Przetwórstwo przemysłowe −0.69 −0.31 −0.19 0.23 1.10
Transport i gospodarka 
magazynowa

−0.78 −0.48 −0.32 0.23 1.55

Źródło: opracowanie własne (2023 r.).

Wnioski

W części polskich regionów w  latach 2007–2019 dochodziło do zmian 
struktury wartości dodanej brutto per capita, które określono jako nieukie-
runkowane. Wykazano, że w takich regionach jak kujawsko-pomorskie, 
łódzkie, podkarpackie, opolskie (25% badanych obszarów) struktura war-
tości dodanej brutto per capita zmieniła się dwukrotnie. Regiony te migro-
wały między klasą I a III. 

Gospodarki obszarów warmińsko-mazurskie, wielkopolskie i  święto-
krzyskie (około 19% regionów) nie przekształcały się w badanym okresie. 
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Natomiast w regionach: lubelskie, małopolskie, mazowieckie, podlaskie, 
śląskie (około 31% obszarów) dochodziło do niewielkich zmian w struktu-
rze – migrowały one między podobnymi grupami. Jednocześnie nie wpły-
nęło to na przynależność tych regionów do wyznaczonych klas. Ozna-
czało to, że kierunek zmian struktury wartości dodanej brutto per capita 
nie ulegał znaczącym zmianom. 

Struktury wartości dodanej brutto per capita w regionach: zachodnio-
pomorskie, pomorskie, lubuskie, dolnośląskie (25% obszarów) migrowały 
jednokrotnie do innych klas, przy czym tylko dla województwa pomor-
skiego przemieszczenie to miało charakter długotrwały. 

Klasy, które uzyskano przy pomocy metody eliminacji wektorów, nie 
pokrywały się ze wspomnianymi na początku pracy grupami utworzo-
nymi na podstawie wartości dodanej brutto per capita w regionach w 2019 
roku. Przykładem może być region wielkopolskie, który w  całym okre-
sie badania wykazał przynależność do klasy III. Jednocześnie według seg-
mentacji zakładającej tylko wielkość GVA per capita obszar ten znajdował 
się w grupie regionów o jej najwyższych wartościach w 2019 roku (razem 
z  województwami śląskim i  dolnośląskim). Struktura wartości dodanej 
brutto per capita województwa wielkopolskiego nie przypominała struk-
tury województwa śląskiego i dolnośląskiego. Region łódzkie cechował się 
zbliżoną wysokością wartości dodanej brutto per capita do województwa 
małopolskiego w 2019 roku natomiast jego struktura GVA per capita róż-
niła się w  sposób znaczący od struktury regionu małopolskie. Podobne 
wnioski można wyciągnąć na podstawie analizy składowych wartości 
dodanych brutto per capita innych regionów. Prowadzi to do konkluzji, że 
wysokość wartości GVA per capita była tylko częściowo zależna od kształtu 
struktury gospodarki regionu w badanym okresie. 

Analiza wariancji z analizą kontrastów planowanych przeprowadzona 
w 3 klasach wyłonionych przy pomocy metody eliminacji wektorów wyka-
zała, że niemal wszystkie działy obrotów firm w 3 przebadanych klasach 
regionów (łącznie 11 regionów) miały związek liniowy o kierunku dodat-
nim ze zmienną wartość dodana brutto per capita. 

Struktura wartości dodanej brutto w  połowie badanych regionów 
w krótkim okresie czasu zmieniała się w sposób nieukierunkowany. Nie 
potwierdziło to hipotezy, że polskie regiony rozwijają się według swoistych 
wzorców rozwoju. Zaprezentowane wyniki badań uzyskane przy użyciu 
analizy wariancji z analizą kontrastów planowanych również prowadzą 
do falsyfikacji hipotezy badawczej. Równocześnie uzyskane wyniki badań 
nie eliminują możliwości potwierdzenia założonej hipotezy dla obserwa-
cji w długim okresie.

Trudności w  odnalezieniu swoistych wzorców rozwojowych pol-
skich regionów prowadzą do dodatkowych wniosków. Uwypuklają one 
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konieczność udostępniania szczegółowych statystyk zawierających bar-
dziej złożone dane obrotów firm – prezentujące większy zakres agregatów 
będących częściami głównych składowych. Przykładowo zmienne takie 
jak informacja i komunikacja lub przetwórstwo przemysłowe są w rzeczy-
wistości złożone z wielu agregatów, które mogą determinować wysokość 
GVA per capita w regionie. 

Przedstawione w  przeglądzie literatury przedmiotu koncepcje roz-
woju regionalnego nie wyjaśniają istoty rozwoju w całości. Eksponują one 
przyczyny niedorozwoju regionów oraz przedstawiają fragmentarycznie 
możliwości rozwoju, ale w wybranych aspektach mają swoje zastosowa-
nie. Teorie mają ograniczony zakres działania i nie pozwalają na mode-
lowanie wszystkich aspektów rozwoju regionu, a  w  związku z  tym ich 
zastosowanie w  praktyce pozwala jedynie na eliminację części czynni-
ków wpływających na peryferyjność obszaru. Dlatego ważnym aspek-
tem w badaniu rozwoju regionów jest kompleksowe i indywidualistyczne 
podejście. W tym zakresie dużą rolę odgrywa teoria ekonomii ewolucyj-
nej, która zakłada ewolucję jednostek gospodarczych oraz pozwala na 
wprowadzenie czynnika czasu do analiz prawidłowości rozwojowych.

Obserwacja swoistych wzorców rozwojowych na podstawie danych 
udostępnianych przez urzędy statystyczne w  krótkim czasie może być 
utrudniona. W związku z  tym modelowanie rozwoju regionu powinno 
odbywać się z uwzględnieniem jego sytuacji ekonomicznej w przeszłości 
i  predykcją sytuacji społeczno-gospodarczej w  przyszłości. Kluczem do 
rozwiązania trudnej sytuacji regionu mogłaby być szybka ocena bieżących 
potrzeb regionu z uwzględnieniem jego swoistych uwarunkowań kultu-
rowych, społecznych i przyrodniczych. Dlatego niniejsza praca stała się 
inspiracją do procesu tworzenia nowego paradygmatu rozwoju regional-
nego – teorii kompilacyjnej, której podstawowym założeniem byłby nie-
ustanny i szczegółowy monitoring wybranych aspektów funkcjonowania 
regionu uwzględniający wdrożenie zestawu narzędzi oraz procedur wpły-
wających na szybką poprawę sytuacji społeczno-gospodarczej w regionie.
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Obraz pandemii w pamięci dzieci

S t r e s z c z e n i e

Celem artykułu jest próba odpowiedzi na pytania: Jak w  pamięci dzieci  – 
zarówno indywidualnej, jak i  zbiorowej  – zapisał się pandemiczny rok ich 
życia? Jakie cechy pamięci dziecka można zrekonstruować na podstawie 
zebranych odpowiedzi na zadane przez nas pytanie? Artykuł opiera się na 
koncepcji pamięci zbiorowej J.  Assmanna. Podstawę materiałową stanowią 
przeprowadzone przez autorki badania jakościowe, które objęły 106 dzieci 
i ich wypowiedzi na temat koronawirusa COVID-19. Przeprowadzone przez 
nas badania pokazują selektywność pamięci  – dzieci pamiętają rok 2020 
przede wszystkim jako czas zmian, które obejmują: brak kontaktów z  bli-
skimi, konieczność noszenia maseczek i naukę zdalną. Pamięć jest emocjo-
nalna, pandemiczny rok został zapamiętany jako czas smutku, lęku, straty 
oraz nudy. Pamięć dzieci jest jednak zróżnicowana pod względem oceny 
emocjonalnej i racjonalnej – w warstwie emocjonalnej dominuje ocena nega-
tywna, w racjonalnej – pozytywna (dzieci podkreślają korzyści tego czasu).

S Ł O WA  K LU CZE   : 	 pamięć indywidualna i zbiorowa, emocjonalność, 
selektywność, podmiotowość 

A B S TR ACT

The Image of the Pandemic in Children’s Memory

The aim of the article is to try to answer the question: how was the last pan-
demic year of their lives recorded in children’s memories, both individually 
and collectively? What features of children’s memory can be reconstructed 
on the basis of the collected answers to the question we posed? The article 
is based on J. Assmann’s concept of collective memory. The material is based 
on a qualitative study conducted by the authors, which included 106 children 
and their statements about COVID-19. Our research shows the selectivity of 
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memory: children remember that year primarily as a time of changes, includ-
ing no contact with their loved ones, the need to wear masks, and distance 
learning. Memory is emotional and the past year was remembered as a time 
of sadness, fear, loss, and boredom. However, children’s memory is different 
in terms of emotional and rational assessment: in the emotional layer, nega-
tive assessment dominates, in the rational – positive (children emphasize the 
benefits of this time).

K E Y W O R D S :  	individual and collective memory, emotionality, selectivity, 
subjectivity

Ocena naszej przeszłości stanowi ważny element kształtujący nas samych 
oraz nasze poczucie tożsamości. Pamięć przeszłości nie jest jednoli-
tym tworem, lecz interpretacją tego, co minęło, ale nadal jest dla nas – 
zarówno jednostek, jak i grup społecznych – ważne i aktualne. Przeszłość 
jest więc częścią nas, kształtuje nas i nasze dzisiaj, a nasza opinia na temat 
nawet nieodległej przeszłości ujawnia nasze emocje i  sposób radzenia 
sobie z problemami. Czas pandemii (2019–2021) stanowi dla nas istotną 
cezurę, dzielącą przeszłość na tę sprzed COVID-19 i po nim. Pandemia 
zmieniła wiele obszarów naszej codzienności. Jak oceniają ten czas dzieci, 
dla których to jedno z pierwszych doświadczeń wspólnotowych, liminal-
nych, oddziałujących na emocje i nawyki społeczne? Jak czas pandemii 
zapisał się w pamięci indywidualnej i  zbiorowej dzieci 1? Na te pytania 
próbujemy odpowiedzieć w niniejszym artykule. 

Pamięć indywidualna i zbiorowa

Pamięć zbiorowa

jest to zjawisko zbiorowe, ale przejawia się ono jedynie w  działaniach 
i wypowiedziach jednostek. Może dotyczyć wydarzeń historycznie i spo-
łecznie odległych, ale często faworyzuje potrzeby współczesności (Kan-
steiner, 2014, s. 228).

Przedmiotem naszych badań jest obraz pandemii. Nie jest to zatem obraz 
odległej, zapośredniczonej przeszłości, ale doświadczenia indywidualne 

1	 Badaniami objęte zostały dzieci w  wieku przedszkolnym i  wczesnoszkolnym. Z  pewnością 
warto byłoby skonfrontować doświadczenie pandemiczne badanych przez nas dzieci z innymi 
grupami rówieśniczymi, np. z niepełnosprawnością fizyczną bądź intelektualną, na których 
także piętno odcisnął czas pandemii. Jest to jednak zadanie wykraczające poza ramy naszego 
artykułu. Zob. Jędrzejowska, 2017. 
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każdego z badanych przez nas dzieci. Pamięć jednostkowa, która jest tu 
w centrum naszych analiz, „zajmuje samą siebie na podstawie subtelnej 
analizy doświadczenia indywidualnego, przynależności grupowej i wie-
dzy uzyskiwanej od innych” (Ricoeur, 2006, s. 159). Te trzy elementy skła-
dają się na dziecięcy obraz pandemii: 1) analiza swojego doświadczenia 
oraz siebie w tym doświadczeniu, 2) relacje dziecka z grupą, 3) wiedza 
dziecka na temat pandemii i jego zachowań, przekazywana w przyszłości 
przez jego otoczenie społeczne. 

Dlaczego zatem mówimy o pamięci zbiorowej?

Jednostka dojrzewająca w zupełnej samotności nie posiadałaby pamięci. 
Pamięć rozwija się w  człowieku wraz z  procesem jego socjalizacji. Co 
prawda tylko jednostki „mają” pamięć, ale jest ona ukształtowana przez 
zbiorowość (…). Zbiorowości nie „mają” pamięci, ale kształtują pamięć 
swoich członków. Wspomnienia, także natury osobistej, powstają wyłącz-
nie przez komunikację i interakcje w ramach grup społecznych. Pamię-
tamy nie tylko to, czego dowiedzieliśmy się od innych, lecz także to, co 
inni nam opowiedzieli i  co uznają za znaczące i  jako takie przekazują. 
Przede wszystkim całość doświadczeń odbywa się w kontekście społecz-
nych ram znaczeniowych (Assmann, 2008, s. 52).

Pamięć jednostkowa i  zbiorowa przenikają się więc, ich oddzielenie 
wydaje się niemożliwe. Pomimo że badamy pamięć jednostki – dziecka, 
to zgodnie z założeniami Jana Assmanna

podmiotem pamięci i pamiętania pozostaje dla nas pojedynczy człowiek, 
który jest jednak zależny od „ram” organizujących pamięć […]. Pamięć 
żyje w komunikacji i dzięki niej; jeśli komunikacja zostaje zerwana albo 
zmieniają się lub znikają ramy odniesień, następuje zapominanie. Pamię-
tamy tylko to, co komunikujemy i co możemy ulokować w ramach odnie-
sień pamięci społecznej (Assmann, 2008, s. 52–53).

Odwołując się do ustaleń Astrid Erll, badamy autobiograficzną pamięć 
zbiorową dzieci. Pamięć określana jest jako

zbiorowe pamiętanie wspólnej przeszłości (…). Badania autobiograficz-
nej pamięci jednostkowej podkreślają jej dynamiczną, kreatywną i narra-
cyjną naturę oraz funkcję tożsamościotwórczą (Erll, 2018, s. 171).

Ta ostatnia szczególnie związana jest z procesami ucieleśnienia. Paul 
Connerton podkreśla, że pamiętanie przebiega w dwóch obszarach prak-
tyki społecznej: w ceremoniach upamiętniających oraz w praktykach cie-
lesnych (Connerton, 2012, s.  40). W  kontekście pandemii COVID-19, 
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tak ściśle związanej z pewnymi wielokrotnie powtarzanymi przez media 
i  sankcjonowanymi prawnie zakazami i  nakazami zachowań społecz-
nych, istotne wydaje się pytanie o  to, w  jaki sposób w narracjach dzieci 
zapisały się praktyki ucieleśnienia. Czy ciało  – zgodnie z  założeniami 
Connertona – stanowi nośnik pamięci? 

Głównym celem naszego artykułu jest próba odpowiedzi na pyta-
nie: J a k  d z i e c k o  w s p o m i n a  p a n d e m i c z n y  r o k  s w o j e g o 
ż y c i a?

Jestem osobą uczęszczającą na wiele zajęć pozaszkolnych, głównie spor-
towych, które podczas pandemii zostały zamknięte. Po zajęciach w szkole, 
na których muszę niestety siedzieć przed komputerem, mam mało aktyw-
nie wypełniony czas. Często wkrada się nuda i przymulenie, które w nor-
malnych warunkach nie występowały. Mój kontakt z rówieśnikami znacz-
nie zmalał. Na szczęście mam kilka osób, z  którymi zawsze mogę się 
umówić i na które zawsze mogę liczyć, ale oprócz tej garstki znajomych 
kontakt z  innymi głównie polega na pisaniu przez portale społecznoś-
ciowe. Sprawę starają mi się w miarę możliwości ułatwić rodzice i rodzina. 
Mam tu na myśli wypełnienie czasu. Zmian odnośnie noszenia maseczek, 
dezynfekcji rąk czy staraniu się jak najbardziej unikać ludzi w sklepie nie 
odczułem, ponieważ nie czuję przez to żadnego dyskomfortu. Czasem 
wręcz uważam, że to wychodzi nawet na lepsze, ponieważ znacznie bar-
dziej przestrzegam zasad higieny, częściej myję ręce, podczas schodzenia 
po schodach staram się nie dotykać barierek. 

Tak o roku 2020 napisał chłopiec, który wziął udział w przeprowadzonej 
przez nas na przełomie 2020 i 2021 roku ankiecie dotyczącej pandemii. 
W badaniu uczestniczyło 106 dzieci 2. Wypowiedź powyższa to znak, że 
ten szczególny czas zapisał się w pamięci dziecka w sposób istotny.

Celem niniejszego badania jest opis odczuć/emocji/wrażeń dzieci, 
wywołanych specyficzną sytuacją, spowodowaną atakiem koronawirusa 
na ludzkość. W przedstawionej analizie zawarte są opinie dzieci na temat 
ich życia w  pandemii 3 i  próba odpowiedzi na pytanie: Co i  jak zostało 
przez dziecko zapamiętane? Jakie cechy pamięci dziecka można zre-
konstruować na podstawie zebranych odpowiedzi na zadane przez nas 
pytanie?

2	 O jakości życia młodych ludzi w różnych rejonach świata podczas pandemii zob. https://unicef-
-koronawirus.pl/edukacja/zycie-mlodych-osob-podczas-epidemii-koronawirusa/?lang=pl 
(dostęp: 10.09.2021).

3	 Opinie dzieci nie są jednokierunkowe, w niektórych wypowiedziach zawarte są liczne oceny, 
problemy, co powoduje, że mieszczą się one w różnych polach tematycznych, na których sku-
piono się w przedstawionym badaniu.
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Selektywność

Pamięć – zarówno indywidualna, jak i zbiorowa – jest selektywna. Nie 
przechowujemy w niej wszystkiego, co było naszym udziałem, a tylko te 
wydarzenia i emocje, które są aktualne, dotyczą bieżących spraw i potrzeb. 
Zmiana, jakiej doświadczyły dzieci w związku z pandemią, i to, jak zapa-
miętały ten czas, odsłoniła ich najpilniejsze potrzeby i wartości, a wśród 
nich najczęściej wymieniana była potrzeba kontaktów społecznych. To 
doświadczenie  – ze względu na częstotliwość pojawiania się w  wypo-
wiedziach dzieci – okazało się zbiorowym. Utrata kontaktu ze światem 
zewnętrznym powodowana izolacją podkreślana jest przez wiele bada-
nych dzieci: 

•	 Siedzę cały czas w domu.
•	 Stałem się taki zasiedziały w domu, można powiedzieć, dużo mniej 

pracuję fizycznie, na przykład że nie wychodzę do szkoły, na w-f, 
mniej na dwór też wychodzę.

•	 Dużo czasu spędzam w domu.
•	 Na pewno teraz… no… no jest inaczej. Może czasem bardzo by się 

chciało coś zrobić, a nie można. Więcej siedzimy w domu i doce-
niamy, że możemy gdzieś wyjść. 

•	 Przestałem dużo wychodzić z  domu, bardzo dużo siedziałem 
w domu i też bardzo dużo zacząłem siedzieć przed komputerem.

•	 Powietrza mi brakuje, dworu.
•	 Musiałem zostać w domu, a nie bawić się z kolegami. Nie jechałem 

już na wakacje za granicę. Nie chodziłem do szkoły, tylko musia-
łem łączyć się zdalnie.

•	 Nie można wychodzić na ulicę.
•	 Że ludzie do wyznaczonego czasu nie mogą wychodzić z domu.
•	 Siedzenie w domu, noszenie maseczki.

Część dzieci konstatowało to jako fakt (Dużo czasu spędzam w domu), inne 
patrzyły na to ograniczenie przez pryzmat przykrej konieczności, o czym 
świadczą frazy emfatyczne (powietrza mi brakuje, za dużo ograniczeń, brak 
wolności), wypowiedzi zawierające czasowniki modalne i  predykatywy 
(musiałem, nie mogłam, nie można).

Właśnie ograniczenie kontaktu z  koleżankami, kolegami, rówieśni-
kami czy znajomymi podkreśliło w swojej wypowiedzi co trzecie dziecko. 
Była to w opinii niektórych naprawdę radykalna zmiana:

•	 Moje życie zmieniło się o sto osiemdziesiąt stopni, ponieważ gdy 
został wprowadzony lockdown, nie mogłam się praktycznie spoty-
kać z rówieśnikami.

•	 Zaczęło się nauczanie zdalne.
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•	 Mega dużo. Już przyzwyczaiłem się, że nie muszę rano wstawać 
do szkoły, że wszędzie nie mogę o maseczce zapominać i nie mogę 
z kolegami się spotykać.

•	 Nie mogę się spotykać z koleżankami.
•	 Brałem udział w zajęciach zdalnych, nie mogłem uprawiać sportu, 

a także nie mogłem spotykać się z kolegami.
•	 Na dwór wychodzę w maseczce, mam lekcje on-line i się nie widuję 

z kolegami, bardziej przez komputer.
•	 Nie mogę się spotykać z przyjaciółkami zbyt często, nie mogę na 

przykład się bawić z  moją ulubioną przyjaciółką Zuzią i  Mają, 
i z wszystkimi. W szkole.

•	 Zmieniło się to, że kiedyś było można chodzić do szkoły, do skle-
pów, do ludzi, do koleżanek, na rurki, do misia, do szopki, do baba-
jagi i to wszystko.

•	 Mniej się spotykam z koleżankami, nie jeżdżę do babci, nie wycho-
dzę do sklepów.

Zwróćmy uwagę, że niektóre dzieci generalizowały grupę swoich rówieś-
ników, inne indywidualizowały „straty” – wymieniały ich imiona, okre-
ślały jako przyjaciółkę czy kolegę. Respondenci podawali też ulubione 
miejsca, desery (choć trudno zinterpretować Babę Jagę, być może jest to 
jakieś miejsce zabaw). Jedna z  dziewczynek rozszerzyła pole kontaktu, 
który przez pandemię jest znacznie ograniczony – od najbliższych przy-
jaciółek po „wszystkich”. Dziecko odczuwało więc na pierwszym planie 
brak ulubionych osób, ale szybko uzupełniło tę grupę o  każdego czło-
wieka, o  otoczenie, tęskniąc za kontaktem ze światem zewnętrznym. 
Koledzy mają dla młodych ludzi ogromne znaczenie. Istotne w tej mierze 
wydają się słowa Stanisława Siwka: 

Środowisko rówieśnicze, kontakt z  osobami w  zbliżonym wieku (…) 
odgrywa ważną rolę w  rozwoju. Pozwala (…) sprawdzić umiejętność 
nabywania kontaktów, własną atrakcyjność (Siwek, 2010, s. 36).

Dzieci dopasowują się do swej grupy rówieśniczej  – używają podob-
nego słownictwa, kolekcjonują podobne przedmioty, oglądają takie same 
programy, grają w podobne gry, ubierają się w podobnym stylu. Na zna-
czenie grupy rówieśniczej w  życiu młodego człowieka zwracał uwagę 
Maciej Kokociński. Zjawiska kulturowe są w  takiej grupie interpreto-
wane w  nieco inny sposób niż przez dorosłych. Młodzi ludzie kreują 
swoje zachowania, naśladując rówieśników zarówno w działaniach pożą-
danych, jak i  sprzecznych z  przyjętymi powszechnie normami. Relacje 
rówieśnicze są w  stanie przetrwać przez długie lata (Kokociński, 2011, 
s. 53–58). Rosnąca rola rówieśników wiąże się „z ograniczeniem wpływu, 
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jaki wywierają na młodzież takie instytucje jak: rodzina, szkoła czy krąg 
sąsiedzki” (Kokociński, 2011, s.  9). Ubolewanie nad utratą kontaktu ze 
znajomymi jest w takim odniesieniu zrozumiałe. 

Pandemiczny rok przyniósł również sporo obostrzeń, wśród nich poja-
wił się obowiązek noszenia maseczek. Doświadczyli ich z  pewnością 
wszyscy, natomiast prawie 30 procent respondentów w swoich wypowie-
dziach podkreśliło to utrudnienie:

•	 Na dwór wychodzę w maseczce, mam lekcje on-line i się nie widuję 
z kolegami, bardziej przez komputer.

•	 No było dużo zmian, na przykład trzeba było nosić maseczki. Nie 
zawsze można było gdzieś pójść. I też była nauka zdalna, a nie nor-
malnie chodziliśmy do szkoły. 

•	 Nosimy maski.
•	 Się zmieniło, bo teraz nosimy maseczki, a  kiedyś nie mieliśmy 

w ogóle. Wszędzie nie musieliśmy nosić. 
•	 Na pewno ciągle muszę nosić maski, no i nie mogę wychodzić na 

dwór do szesnastej.
•	 Nie mogłam wychodzić na dwór bez maseczki, muszę często 

dezynfekować ręce, a  także muszę przestrzegać zasad wynikają-
cych z pandemii.

•	 Chodzenie w maseczkach, dużo odkażania rąk, mniej chodzenia 
na dwór, lekcje on-line.

W kontekście maseczek przytoczmy fragment obszernej wypowiedzi 
chłopca inicjującej niniejsze badanie:

•	 (…) Zmian odnośnie noszenia maseczek, dezynfekcji rąk czy stara-
niu się jak najbardziej unikać ludzi w sklepie nie odczułem, ponie-
waż nie czuję przez to żadnego dyskomfortu. Czasem wręcz uwa-
żam, że to wychodzi nawet na lepsze, ponieważ znacznie bardziej 
przestrzegam zasad higieny, częściej myję ręce, podczas schodzenia 
po schodach staram się nie dotykać barierek.

Dziecko dostrzegło wyższy cel w  obowiązku noszenia maseczek oraz 
w  poszczególnych obostrzeniach. Widziało potrzebę higieny i  korzyści 
z niej płynące. W związku z ograniczeniami uczestnicy naszego badania 
wykazali sporą orientację w zakresie obostrzeń, niektórzy z nich wymie-
niali je w jednym ciągu. Jest to znak skuteczności nagłaśniania obowiązków 
obywateli, które zostały przez większość z nas, w tym przez dzieci, zapa-
miętane. Mówienie o  maseczkach wyzwoliło w  większości dzieci nega-
tywne emocje. W odpowiedzi na nasze pytanie, dotyczące zmian w życiu 
w  roku pandemicznym, na obowiązek noszenia maseczek ochronnych 
zwróciło uwagę około 25 procent z nich. Mimo opinii chłopca, dosyć łaska-
wie komentującego tę powinność, dzieci najczęściej nie lubiły maseczek 
i czuły się w nich źle, dziwnie, a życie w maseczkach nazywały gorszym.
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•	 Źle, bo nie można oddychać i można od tego umrzeć.
•	 Jest mi źle, bo w masce można się udusić.
•	 Po prostu nie lubię nosić maseczek i  trochę mi brakuje tego 

wyjeżdżania.
•	 Na pewno jest gorzej, bo robi się duszno w tej całej maseczce. Jest 

zdalne nauczanie i zacina. 
•	 Zrobiło się gorsze, bo w  kwarantannie nie wolno wychodzić 

z domu, do szesnastej, trzeba uczyć się w domu, nosić maski.
•	 Zaczęłam nosić maseczki i dziwnie się czułam.
•	 Muszę nosić maseczkę, jest nudniej i gorzej, nie lubię pandemii, 

ludzie umierają.
Jeden z chłopców mówił nawet o sankcjach za nienoszenie maski:

•	 Muszę płacić mandat pięćset złotych za nienoszenie maseczki.
Dziecko najpewniej miało na myśli, że za nienoszenie maseczki grozi kara 
w  określonej kwocie. Jedno z  zacytowanych powyżej dzieci wymieniło 
jako swoiste novum lekcje zdalne. W odpowiedzi na nasze pytanie o to, jak 
zmieniło się (twoje) życie w czasie pandemii, prawie połowa responden-
tów zaakcentowała problem nauki w szkole. Jest to kolejny aspekt zmian, 
o których mówiły dzieci. Niektóre z nich zgłaszały jedynie fakt, że prze-
stały chodzić do szkoły 4:

•	 Podczas pandemii moje życie zmieniło się tym, że nie mogę cho-
dzić do szkoły.

•	 Na przykład nie chodzę do szkoły.
•	 Zmieniło się to, że kiedyś można było chodzić do szkoły (…).

Większość ankietowanych, mówiących o innym trybie nauczania, uwypu-
kliła jednak zdalną formę nauczania, lekcje on-line 5:

•	 Zaczęło się nauczanie zdalne.
•	 Zmieniło się z powodu ograniczeń i zdalnej nauki w szkole.
•	 Zdalne nauczanie!
•	 Są zdalne lekcje.
•	 Są e-lekcje i pewne zakazy.
•	 Na dwór wychodzę w maseczce, mam lekcje online i się nie widuję 

z kolegami, bardziej przez komputer.
•	 Chodzenie w maseczkach, dużo odkażania rąk, mniej chodzenia 

na dwór, lekcje online.

4	 Oczywiste jest, że „chodzenie do szkoły” dzieci rozumiały nie jako uczestniczenie w kolej-
nych poziomach edukacji, ale jako czynność udania się do budynku. Ciekawe w tym względzie 
w toku nauczania zdalnego mogłoby okazać się pytanie: czy chodzisz do szkoły? Nie wiemy, 
czy odpowiedzi byłyby tak jednoznaczne.

5	 Nauczanie zdalne było również osobnym pytaniem w  naszym badaniu, poświęcamy mu 
oddzielny artykuł.
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Podmiotowość

Pamięć jest zawsze czyjaś, związana jest z  jej nosicielem, jego potrze-
bami i  wartościami. Może funkcjonować w  modusie pamięci biogra-
ficznej, która odnosi się do „własnych doświadczeń i determinujących je 
warunków ramowych” (Assmann, 2008, s.  67). W  centrum stawia jed-
nostkę (ja) lub grupę społeczną (my). W  wypowiedziach dzieci uwagę 
zwracają formy czasowników, w których dzieci formułują swoje sądy. Naj-
częściej jest to 1. osoba l. poj., pojawiają się też 1. i 3. osoba l. mn., ale rów-
nież wypowiedzi bezosobowe, które można uznać za próbę zdystansowa-
nia się do trudnych doświadczeń pandemicznych. 

•	 Brak kontaktu z ludźmi.
•	 Za dużo ograniczeń, brak wolności.
•	 Bardzo źle. 
W patrzeniu na nową sytuację dzieci przyjmowały zatem różną per-

spektywę. Najczęściej odnotowano tę skoncentrowaną na sobie – ja, co nie 
powinno dziwić przy pytaniu nastawionym na ocenę. Inne formy mogą 
świadczyć o  tym, że dzieci postrzegały pandemię nie tylko jako prob-
lem swój, ale i  innych, co pokazuje, że to doświadczenie pokoleniowe, 
łączące i scalające jednostkę z innymi. Potwierdza to też charakter niektó-
rych wypowiedzi, a wraz z nimi emocji dzieci, które w izolacji dostrzegły 
dyskomfort ogółu społeczeństwa.

Emocjonalność

Pamięć – zarówno jednostkowa, jak i zbiorowa – jest związana z emo-
cjami. Zapamiętujemy i przechowujemy w pamięci tylko to, co wywołuje 
emocje. Z jakimi emocjami łączyły dzieci pandemię? 

Ograniczenie kontaktu – o którym wspominałyśmy wyżej – związane 
było ściśle z  tęsknotą, którą wyrażały dzieci bezpośrednio, mówiąc na 
przykład o dziadkach: 

•	 Nie mogłem chodzić na dwór, tylko na podwórko. Nie chodziłem 
do przedszkola i do babci.

•	 Nie odwiedzam dziadków.
•	 Nie chodziłam do szkoły, wyjechałam na długo z  domu, nie 

mogłam jeździć do dziadków, dużo mniej spotykam się z przyja-
ciółmi. Tęsknię za dziadkami.

Wśród wypowiedzi respondentów naszą uwagę zwróciła ta, która poka-
zywała nie tęsknotę za rówieśnikami, ale lęk dziecka przed światem 
zewnętrznym:

•	 Boję się do kolegów wychodzić, bo może mają covida. 
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Jak pisze Lidia Popek, 

lęk to stan emocjonalny o przykrym dla jednostki zabarwieniu, charakte-
ryzujący się odczuwaniem: nieuzasadnionych obaw, uczucia zagrożenia, 
z różnym nasileniem i czasem trwania (Popek, 2021, s. 8–13).

Zacytowana wypowiedź pokazuje, że dziecko bało się kontaktu z rówieś-
nikami, utożsamiając go z sytuacją zagrożenia. Zważywszy na wskazaną 
wcześniej wagę grupy rówieśniczej w życiu młodego człowieka, lęk przez 
gronem ludzi, których się lubi, musiał doskwierać szczególnie. 

W korpusie badawczym znalazły się wypowiedzi jeszcze bardziej 
wymowne: 

•	 Ogólnie to dość dużo się izolowałem od społeczeństwa i straciłem 
trochę pewność siebie, na przykład gdy rozmawiam z  rówieśni-
kami. Nie był ten czas miły.

•	 Czułem się bardziej odizolowany od świata.
•	 Mniej społeczny się stałem.
Dzieciom w czasie pandemii stale towarzyszyło poczucie straty dotych-

czasowego życia. W związku z ogłoszeniem pandemii dzieci musiały zre-
zygnować nie tylko ze spotkań z rodziną i kolegami. Były zmuszone rów-
nież zrezygnować z wielu aktywności, które lubiły, wychodzenia na dwór, 
do kina, na place zabaw, co podkreślały w swoich wypowiedziach:

•	 Przestałam chodzić do szkoły i  spotykać się ze znajomymi. Nie 
chodzę też na zajęcia dodatkowe, na basen.

•	 (…) Mój kontakt z  rówieśnikami znacznie zmalał. Na szczęście 
mam kilka osób, z  którymi zawsze mogę się umówić i  na które 
zawsze mogę liczyć, ale oprócz tej garstki znajomych kontakt 
z innymi głównie polega na pisaniu przez portale społecznościowe 
(…).

•	 Brałem udział w zajęciach zdalnych, nie mogłem uprawiać sportu, 
a także nie mogłem spotykać się z kolegami.

•	 Nie mogę robić różnych rzeczy, na przykład chodzić do kina, na 
basen, nie mogę odwiedzać znajomych.

•	 Nie można chodzić do kina i do znajomych, i na dwór.
•	 Powietrza mi brakuje, dworu.
•	 Uczę się z  domu, dużo spędzam czasu przed komputerem, nie 

jeździmy z  rodzicami na weekendy, raczej siedzimy z  bratem 
w domu…

•	 Nie wychodzę już tak często do sklepu. Nie mogę chodzić wieczor-
kiem na basen. 

•	 Zmieniło się, że nie mogę chodzić na niektóre rzeczy, że wszystko 
jest zamknięte.
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Agnieszka Kałwa, specjalista psychologii społecznej, podkreślała, że 
dzieci w czasie pandemii

przez większość czasu pozostają w domach, nie realizując wielu potrzeb, 
których zaspokojenie wydaje się niezbędne do ich prawidłowego rozwoju. 
Doświadczają znacznie mniej przyjemności oraz wyzwań związanych 
z interakcjami społecznymi. Mają trudność z możliwością konstruktyw-
nego redukowania napięcia, na przykład w postaci ruchu (Kałwa, 2021, 
s. 14–20).

Sygnały wymienionych utrudnień pojawiły się również w przeprowa-
dzonej przez nas ankiecie.

Badane dzieci podkreślały stratę związaną z  brakiem jakichkolwiek 
wycieczek z rówieśnikami, spacerów, wyjazdów wakacyjnych:

•	 Miałem już jechać na kolonie piłkarskie i jeszcze z rodzicami nad 
morze, ale ten koronawirus wszystko zepsuł. 

•	 Musiałem zostać w domu, a nie bawić się z kolegami. Nie jechałem 
już na wakacje za granicę. Nie chodziłem do szkoły, tylko musia-
łem łączyć się zdalnie.

•	 Moje życie zmieniło się tak, że nie można wychodzić bez maseczki, 
nie można chodzić i  spotykać się z  innymi, nie można zwiedzać 
zoo i innych miejsc. 

Na podstawie wypowiedzi dzieci dowiadujemy się o szczegółach ich 
świata – planach na wakacje zagraniczne, nad morze, na kolonie zwią-
zane z  uprawianą dyscypliną sportu. Elementy codzienności dzieci, ale 
i oczekiwanie na przyjemne chwile, „zepsuł”, jak mówi nasz respondent, 
koronawirus. 

Marlena Sokół-Szawłowska podkreślała, że „pandemia jest nagłym 
i  niespodziewanym doświadczeniem społecznym” (Sokół-Szawłowska, 
2021, s. 11). Z kolei z opinii Zespołu Nauczycieli Specjalistycznej Poradni 
Psychologiczno-Pedagogicznej w Warszawie wynika, że COVID-19

wpłynął na wszystkie dziedziny życia, wywołując stres i  emocje (…). 
Sytuacja przymusowej izolacji, pozbawienia kontaktów społecznych, 
szczególnie dla dzieci, młodzieży jest sytuacją bardzo obciążającą emo-
cjonalnie (Jak pomóc uczniom…).

Badanie potwierdziło, że nieoczekiwany i  przymusowy pobyt dzieci 
w domu wyzwolił w nich emocje negatywne:

•	 Zaczęłam nosić maseczki i   d z i w n i e  się czułam.
•	 Muszę nosić maseczkę, jest n u d n i e j  i   g o r z e j, nie lubię pan-

demii, ludzie umierają.
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•	 N u d z ę  s i ę, nie wychodzę z siostrą na dwór, ciężko się oddycha 
w maseczce.

•	 Jest bardziej n u d n e.
•	 Na pewno g o r z e j, bo robi się duszno w tej całej maseczce. Jest 

zdalne nauczanie i zacina.
•	 Zrobiło się g o r s z e  [życie], bo w kwarantannie nie wolno wycho-

dzić z domu do szesnastej, trzeba uczyć się w domu, nosić maski.
•	 Zmieniło się na g o r s z e.
•	 Ź l e, bo nie można oddychać i można od tego umrzeć.
•	 Jest mi ź l e, bo w masce się można udusić.
•	 Ź l e.
•	 Zmieniło się b a r d z o  s z y b k o  i bardzo ź l e  się zmieniło moje 

życie, bo po prostu nie czuję się fajnie.
•	 Był s m u t n y  [rok].
•	 Zmieniło się bardzo, no bo wcześniej tak czułam tą radość, a teraz 

jest mi s m u t n i e j, bo nie mogę za bardzo wielu rzeczy robić. 
Wiem, że nie tylko mnie to przeszkadza, ale nie lubię bardzo tego 
koronawirusa.

Dzieci dzieliły się emocjami negatywnymi – czuły się dziwnie, w masecz-
kach nie mogły swobodnie oddychać, życie w czasie pandemii oceniały 
jako złe, gorsze od wcześniejszego, niefajne, miały poważne obawy o życie 
swoje i bliskich, słysząc, że na koronawirus, który nie pozwala oddychać, 
umierają ludzie. W ocenie dzieci pojawia się również słowo smutny, odczu-
wały zatem nie tylko dyskomfort w stosunku do tego, co znały, ale też ból 
emocjonalny wywołany trudną dla nich sytuacją. Respondenci mówili też 
o  nudzie  – ograniczenie aktywności, zredukowanie do minimum typo-
wych dla każdego wieku rozrywek poskutkowało i  takim poczuciem. 
Zauważalne jest ponadto wyraźne kontrastowanie przez dzieci życia, 
które znały przed pandemią i po niej: czułam radość – teraz jest mi smut-
niej, gorzej – co oznacza, że wcześniej było lepiej. Jedno z dzieci zazna-
czyło, że jego życie zmieniło się bardzo szybko. To istotne spostrzeżenie, 
uświadamiające, że mimo wcześniejszych doniesień i  rozmiarach ataku 
koronawirusa ogłoszenie pandemii, zmieniające na pewien czas rzeczy-
wistość, mogło niektórych z nas zaskoczyć. 

Zróżnicowanie 

Pamięć – zarówno jednostkowa, jak i zbiorowa – nie jest tworem jedno-
litym, obrazem raz na zawsze utrwalonym, niezmiennym. Nieustannie 
podlega reinterpretacji, ponieważ – jak zauważyli Fortunati i Lamberti – 
jest czymś złożonym i warstwowym, ściśle związanym nie tylko z historią 
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i doświadczeniem jednostki czy narodu, ale też ze sposobem, w jaki sama 
ta historia i doświadczenie odczytywane są w czasie, indywidualnie i zbio-
rowo. Pamięć jest dynamiczna. „Pamięć jako proces (w przeciągu czasu) 
zmienia się wraz z teraźniejszością” – (Fortunati, Lamberti, 2008: 128). 

Rok po ogłoszeniu pandemii dzieci pamiętały głównie obostrzenia, 
które oceniały negatywnie: 

•	 Moje życie podczas pandemii zmieniło się bardzo, ponieważ jest 
nauka zdalna, na ulicy trzeba nosić maseczki, w sklepach dezyn-
fekować ręce, zachować odstęp od drugiego człowieka minimum 
półtora metra. 

Obraz pandemii przechowywany w pamięci dzieci nie jest jednorodny. 
Dwoje spośród nich mówiło tylko o  profitach, wynikających z  nauki 
w czasie pandemii:

•	 Podniosłam oceny, mam więcej czasu dla mnie.
•	 Wydoroślałam.

Doświadczenie zagrożenia, ogłoszenie pandemii sprawiły, że dziecko, 
które musiało się zmierzyć z  tak doświadczanym światem, poczuło się 
poważniejsze, bardziej dorosłe. Inne z  kolei wyraziło radość, że nauka 
zdalna zaprocentowała lepszymi ocenami.

Grupa respondentów widziała w przeżytym tak czasie nie tylko pewne 
straty, ale również korzyści:

•	 Nie możemy spotykać się z przyjaciółmi. I nie możemy robić rze-
czy, które robiliśmy wcześniej, na przykład nie możemy chodzić aż 
tak często na zakupy. Albo bardzo dużo rzeczy robimy, nie wycho-
dząc z  domu. Możemy po prostu dzwonić do kolegów i  z  nimi 
porozmawiać, ale to nie jest tak jak w szkole czy na przykład, gdy 
się spotykamy w domach albo na placu zabaw. 

•	 Otóż zmieniło się trochę, siedzę w domu, mam lekcje on-line, są 
problemy z  internetem. Mogę później wstawać. I  to jest bardzo 
fajne.

•	 Mega dużo. Już przyzwyczaiłem się, że nie muszę rano wstawać 
do szkoły, że wszędzie nie mogę o maseczce zapominać i nie mogę 
z kolegami się spotykać.

•	 Wyszło na plus i minus. Na plus, ponieważ jest łatwiej w szkole 
i tym podobne. Nie wiem. A minus – to, że nie mogę się spotykać 
z rodziną i kolegami.

•	 Po pierwsze, na pewno mam mniej czasu na to, żeby wyjść na dwór 
albo się spotkać z kolegami. Spróbowałem rzeczy, o których bym 
prawdopodobnie wcześniej nawet nie pomyślał, na przykład robie-
nie gier albo modelowanie.

Dzieci znalazły więc i plusy pandemii – obserwacja, że wiele rzeczy 
możemy robić, nie wychodząc z domu, w tym – rozmawiać przez telefon 
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z kolegami. Więcej czasu spędzanego w domu to też była okazja do tego, 
by zająć się tworzeniem gier lub modelowaniem. Lekcje zdalne umożli-
wiały dłuższy sen, a z tego trudno się nie cieszyć. Nauka on-line w oce-
nie zacytowanego dziecka była łatwiejsza i to też z perspektywy młodego 
respondenta dobra strona tego szczególnego czasu. Oceny dzieci były jed-
nak ambiwalentne. Po stronie minusów przez nie wskazanych odnotować 
można przede wszystkim brak spotkań z rodziną i kolegami, a także ogra-
niczenie wyjść do sklepów oraz noszenie maseczek. Spójrzmy na kolejne 
wypowiedzi:

•	 Pół na pół. Nie chodzimy do szkoły. Nie spotykamy się. Chodzimy 
w  maseczkach. Dużo osób jest na kwarantannie. I  muszę nosić 
okulary! Przez te nauki zdalne trochę!

•	 Na pewno mniej się uczyłem, bo na lekcjach online nauczycieli nie 
sprawdzą, inaczej popatrzyłem na starszych ludzi, mniej spotkań, 
więcej gram na komputerze, chociaż mama nie pozwala dużo.

•	 No na pewno dowiedziałem się dużo więcej rzeczy o kompie, na 
przykład… bo kiedyś myślałem, że te wszystkie wejścia do telewi-
zora, to one są jakieś dziwne, a teraz zrozumiałem, o co w nich cho-
dzi po kolei. 

•	 Z komputerem się więcej pracuje i dzięki temu się o komputerze 
więcej wie. Ale za to nie możemy w tym czasie robić wielu rzeczy, 
które byśmy robili, gdyby nie było pandemii. Też jest mniej kontak-
tów. I szkoła jest inna. Inaczej to wygląda wszystko.

•	 Przestałem dużo wychodzić z  domu, bardzo dużo siedziałem 
w domu i też bardzo dużo zacząłem siedzieć przed komputerem.

•	 (…) Po zajęciach w  szkole, na których muszę niestety siedzieć 
przed komputerem, mam mało aktywnie wypełniony czas (…).

Zauważmy  – niektóre dzieci narzekały na kontakt z  komputerem: 
musiały niestety siedzieć przed komputerem, bardzo dużo przed nim sie-
działy, czas tak spędzany wolałyby poświęcić na spotkania ze znajomymi. 
Jedno dziecko zaznaczyło też, że z powodu częstego siedzenia przed ekra-
nem komputera musi nosić okulary. Inni uczestnicy badania cieszyli się 
z częstszego korzystania z komputera, podkreślali wzrost wiedzy w zakre-
sie obsługi i korzystania z tego narzędzia oraz zyskanie świadomości elek-
tronicznej (funkcja kabli i  przyłączy). Wśród przytoczonych wypowie-
dzi dzieci naszą uwagę zwróciła refleksja dziecka o innym spojrzeniu na 
starszych ludzi – to właśnie ta grupa społeczna, która również w oczach 
dziecka była najbardziej narażona na przykre konsekwencje zarażenia 
koronawirusem. 

W grupie naszych respondentów znalazły się i  dzieci, które, choć 
z pewnością dostrzegły liczne zmiany w otaczającej je rzeczywistości, nie 
mówiły o nich:
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•	 Nie zmieniło się, tylko nie można bawić się na dworze.
•	 Nie zmieniło się.
•	 Nie bardzo.
•	 Wcale.
Podsumowując przedstawioną powyżej analizę, możemy stwierdzić, 

że mimo rozmaitych wypowiedzi dzieci na temat pandemii ponad 95 proc. 
odpowiedzi świadczy o tym, że był to dla nich czas zapamiętany jako inny, 
trudny. Naszą obserwację potwierdzają wyliczenia, na które powołuje się 
„Dziennik Gazeta Prawna” – „w skali świata radykalnie zmieniło się życie 
95 proc. młodych osób” (Nowosielska, 2021). 

Dzieci pamiętają ten rok przede wszystkim jako czas zmian, które 
obejmują:

•	 konieczność przebywania w domu,
•	 naukę zdalną,
•	 brak kontaktów z rówieśnikami oraz z dziadkami,
•	 brak aktywności sportowej, spacerów, wyjazdów, rozrywek,
•	 strach przed kontaktem z  rówieśnikami, poczucie alienacji, 

odizolowania,
•	 uczucie smutku, 
•	 poczucie nudy, dziwności, złych, gorszych czasów.

Kilkoro dzieci nie zgłaszało poczucia zmian w życiu, kilkoro doszukiwało 
się w nowym pandemicznym czasie zalet.

Obraz pandemii jest jednak w wypowiedziach dzieci dosyć ujednoli-
cony. Składają się na niego: ograniczenia (w kontaktach, w aktywnościach 
szkolnych i  pozaszkolnych) oraz emocje (głównie negatywne: strach, 
smutek, nuda, poczucie straty). Doświadczenie pandemii i jej interpreta-
cja – na co wskazują liczne przeanalizowane przez nas wypowiedzi – jest 
zbiorowe. „Autobiograficzne wspomnienia są konstruktami i służą samo-
określeniu («nasza przeszłość, nasza tożsamość»)” (Erll, 2018, s.  172). 
Pomimo dominującej w grupach rówieśniczych koncepcji pamięci zbio-
rowej dzieci skupiają się na przeżywaniu własnego „ja”, które charakte-
ryzują emocje wewnętrzne oraz stosowane przez świat zewnętrzny ogra-
niczenia, a  to z kolei wynika z poczucia indywidualizmu, odniesionych 
zysków i poniesionych kosztów. Z pewnością obraz pandemii zmieni się, 
gdy nadejdą nowe doświadczenia (np. wojny w Ukrainie), bo interpretacja 
przeszłości zmienia się wraz z nami, naszymi potrzebami i wartościami. 
Warto byłoby zatem nasze badanie za jakiś czas powtórzyć i sprawdzić, jak 
okres pandemii będą pamiętać badani z perspektywy czasu. 



Varia

526

perspektywy kultury /
perspectives on culture
No. 43 (4,2/2023) 

Bibliografia

Assmann, J. (2008). Pamięć kulturowa. Pismo, zapamiętywanie i  polityczna 
tożsamość w  cywilizacjach starożytnych, tłum. A.  Kryczyńska-Pham, red. 
R. Traba. Warszawa: Wyd. UW.

Connerton, P. (2012). Jak społeczeństwa pamiętają, tłum. M.  Napiórkowski. 
Warszawa: Wyd. UW.

Erll, A. (2018). Kultura pamięci. Wprowadzenie, tłum. A.  Teperek, red. 
M. Saryusz-Wolska. Warszawa: Wyd. UW. 

Fortunati, W., i Lamberti, E. (2008). Cultural Memory: A European Perspec-
tive. W: A. Erll, i A. Nünning (red.), Cultural Memory Studies An Interna-
tional and Interdisciplinary Handbook. Berlin: De Gruyter, 127–140. 

Jak pomóc uczniom wrócić do nauczania stacjonarnego w szkole (2021). Pozy-
skano z: https://www.kuratorium.waw.pl/download/1/19282/Poradnik
dlanauczycieliidyrektorowszkol.pdf

Jędrzejowska, A. (2017). Grupa rówieśnicza miejscem wspomagania rozwoju 
dzieci z niepełnosprawnością intelektualną. W: J. Malinowska, i E. Jezier-
ska-Wiejak (red.), Dziecko w sytuacjach uczenia się. Codzienność w pozna-
waniu świata i siebie. Wrocław: Wyd. UWr.

Kałwa, A. (2021). ABC epidemii  – samopomoc metodą Racjonalnej Terapii 
Zachowania, 14–20. Pozyskano z: https://www.kuratorium.waw.pl/down-
load/1/19282/Poradnikdlanauczycieliidyrektorowszkol.pdf

Kansteiner, W. (2014). Szukanie znaczeń w  pamięci: metodologiczna kry-
tyka pamięcioznawstwa [2002]. W: K. Kończal (red.), (Kon)teksty pamięci. 
Antologia. Warszawa: Wyd. Narodowe Centrum Kultury, 225–246. 

Kokociński, M. (2011). Rola grupy rówieśniczej w  procesie socjalizacji mło-
dzieży. Poznań: Wyd. Wyższej Szkoły Komunikacji i Zarządzania.

Nowosielska, P. (2021). Szwajca: Dzieci w Polsce są w złej kondycji psychicz-
nej. Izolacja odciska swoje piętno [WYWIAD]. Pozyskano z: https://serwisy.
gazetaprawna.pl/zdrowie/artykuly/8129367,szwajca-dzieci-w-polsce-sa-
-w-zlej-kondycji-psychicznej.html (23.01.2022).

Popek, L. (2021). Jak odróżnić, czy uczeń wymaga pomocy z powodu problemów 
ze zdrowiem psychicznym?, 8–13. Pozyskano z: https://www.kuratorium.
waw.pl/download/1/19282/Poradnikdlanauczycieliidyrektorowszkol.pdf.

Ricoeur, P. (2006). Pamięć, historia, zapomnienie, tłum. J.  Margański. War-
szawa: Wyd. Universitas.

Siwek, S. (2010). Czynniki społeczne w genezie nieprawidłowego rozwoju 
i zachowania. Acta Universitatis Lodziensis. Folia Psychologica, nr 14, 19–43. 

Sokół-Szawłowska, M. (2021). Wpływ kwarantanny na zdrowie psychiczne 
podczas pandemii COVID-19. Psychiatria, 18(1), 57–62.



Marta Wójcicka, Edyta Manasterska-Wiącek – Obraz pandemii w pamięci dzieci

527

Marta Wójcicka  – doktora habilitowana, prof.  UMCS, językoznawca 
i  medioznawca. Pracuje w  Katedrze Komunikacji Medialnej Instytutu 
Nauk o  Komunikacji Społecznej i  Mediach Uniwersytetu Marii Curie-
-Skłodowskiej w  Lublinie. Zajmuje się problematyką pamięci zbioro-
wej i komunikacji społecznej. Jest autorką pięciu monografii: Dawno to 
temu, już bardzo dawno... Formuły ramowe w tekstach polskiej prozy ludowej 
(2010), Pamięć zbiorowa a tekst ustny (2014), Mem internetowy jako mul-
timodalną gatunek pamięci zbiorowej (2019), Collective Memory and Oral 
Text (2020) oraz Medialne dyskursy (nie)pamięci zbiorowej (2023).

Edyta Manasterska-Wiącek – doktor habilitowana, profesor UMCS, filo-
log rosyjski i polski. Pracuje w Katedrze Językoznawstwa Słowiańskiego 
Instytutu Neofilologii Uniwersytetu Marii Curie-Skłodowskiej w Lubli-
nie. Jej specjalnością naukową jest lingwistyka przekładu, zwłaszcza prze-
kłady literatury dla dzieci, a  także język dziecięcy i  zagadnienia normy 
językowej. Jest autorką trzech monografii: Polska poezja dla dzieci w prze-
kładach na język rosyjski. Na podstawie wierszy Juliana Tuwima i Jana Brze-
chwy (Lublin 2009); Dyfuzja i  paradyfuzja w  przekładach literatury dla 
dzieci (Lublin 2015); Życie – dziecięce ekspresje (Lublin 2019) oraz kilku-
dziesięciu artykułów naukowych.



528



Varia

529

perspektywy kultury /
perspectives on culture

No. 43 (4,2/2023) 

Wojciech Mruk
http://orcid.org/0000-0002-5560-1001

Uniwersytet Jagielloński
wojciech.mruk@uj.edu.pl

DOI: 10.35765/pk.2023.430402.30

Społeczeństwo gotowe do krucjaty? 
Czy w Kronikach Rudolfa Glabera można dostrzec 

kształtowanie się ideałów krucjatowych?

S treszczenie         

Historiarum libri quinque ab anno incarnationis DCCCC usque ad annum 
MXLIV Rudolfa Glabera bywa czasem nazywane „zwierciadłem na drogach 
Europy” ok. roku 1000. Autor  – benedyktyński mnich z  Burgundii, który 
spędził kilka lat w  sławnym Cluny  – przedstawił żywy obraz łacińskiego 
społeczeństwa w  pierwszej połowie XI  w. Opisał zapał religijny, ruch piel-
grzymkowy, procesy przemian społecznych i  ekonomicznych, strach przed 
muzułmanami, rosnące zainteresowanie sytuacją w  Ziemi Świętej i  inne 
czynniki, które legły u  podstaw ruchu krucjatowego. Pół wieku po śmierci 
Glabera papież Urban II swym wystąpieniem w  Clermont rozpoczął trwa-
jącą ponad dwa stulecia epokę krucjat. Entuzjastyczna reakcja tysięcy rycerzy, 
duchownych i ludności cywilnej pozwala przypuszczać, że społeczność Euro-
pejczyków byłą gotowa, by rozpocząć świętą wojnę i wyzwolić Grób Zbawi-
ciela oraz Ziemię Świętą z rąk niewiernych. Koncepcja krucjat musiała zatem 
rozwijać się przez kilka dekad przed rokiem 1095. Historiarum libri quinque… 
jest doskonałym potwierdzeniem kształtowania się wśród Europejczyków 
gotowości krucjatowej na długo przed rokiem 1095.

S Ł O WA  K LU C Z E : 	 Rudolf Glaber, krucjata, średniowieczne społeczeństwo

A B S T RAC T

A Society Prepared for the Crusades? Can the Formation of Crusade 
Ideals Be Seen in Radulf Glaber’s Chronicles?

Historiarum libri quinque ab anno incarnationis DCCCC usque ad annum 
MXLIV by Radulphus Glaber sometimes is called a  mirror on the roads 
of Europe around the year 1000. The author  – a  Burgundian Benedictine 
monk who spent a few years in the famous monastery of Cluny – presented 
a vivid description of Latin society in the first half of the 11th century. Glaber 
described religious enthusiasm, the pilgrimage movement, processes of social 

Sugerowane cytowanie: Mruk, W. (2023). Społeczeństwo gotowe do krucjaty? Czy w Kronikach 
Rudolfa Glabera można dostrzec kształtowanie się ideałów krucjatowych? Creative-Commons CREATIVE-COMMONS-BY Perspektywy Kul-
tury, 4/2(43), ss. 529–552. DOI: 10.35765/pk.2023.430402.30
Nadesłano:  26 .07 .2023	 Zaakceptowano :  23 .06 .2023
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and economic transformation, the fear of Muslims, growing interest in the sit-
uation in the Holy Land, and other factors that laid the groundwork for the 
crusading movement. Fifty years after Glaber’s death, Pope Urban II made his 
famous appeal in Clermont, launching the era of the Crusades, which lasted 
for more than 200 years. The enthusiastic response of thousands of knights, 
priests and civilians suggests that European society was ready for a holy war to 
liberate Christ’s tomb and the Holy Land from the hands of the infidels. The 
concept of the Crusades must have been growing for decades before 1095. His-
toriarum libri quinque… is the best proof that Europeans were mentally pre-
pared for the Crusades long before 1095.

K E Y W O R D S :  	Radulphus Glaber, Crusades, medieval society

W końcu listopada 1095 r., na synodzie zwołanym do Clermont, papież 
Urban II wezwał licznie zgromadzonych słuchaczy do wyruszenia ze 
zbrojną wyprawą do Jerozolimy. Apel papieża spotkał się z  odzewem, 
może nawet większym, niż się spodziewano. Niedługo potem rzesze 
łacińskich chrześcijan wyruszyły na Wschód. W  kolejnych dwóch stu-
leciach zorganizowano kilka wielkich ekspedycji do Ziemi Świętej, nie 
licząc dziesiątków mniejszych wypraw. Poza krzyżowcami ruszającymi, 
by walczyć w Outremer, w organizowanie i wspieranie wypraw krzyżo-
wych zaangażowane były nieprzeliczone rzesze mieszkańców łacińskiej 
Europy. Skala i  zasięg społeczny ruchu krucjatowego, który nie zakoń-
czył się przecież wraz z upadkiem Akki, pozwalają postawić tezę, że był 
on odpowiedzią na rzeczywiste oczekiwania ówczesnego społeczeństwa. 
Słowa papieża musiały rzeczywiście, jak napisał Edward Gibbon, sprawić, 
że „zadrżało serce Europy” (Gibbon, 1844; Cole, 1991).

Entuzjastyczna i masowa odpowiedź na apel Urbana II wskazuje na to, 
że mieszkańcy zachodniej Europy – nie tylko ci, którzy osobiście uczest-
niczyli w synodzie i poruszyły ich płomienne słowa papieża – byli gotowi 
do zaangażowania się w  takie przedsięwzięcie. Idea krucjatowa musiała 
zatem dojrzewać już od dawna, a apel w Clermont tylko uruchomił proces, 
do którego ówczesne społeczeństwo było już gotowe. Gdyby tak nie było, 
to najwspanialsze nawet przemówienia papieża nie przyniosłyby rezul-
tatów, o  jakich możemy dziś pisać. Proces takiego dojrzewania wymagał 
czasu. Szybkość i zasięg rozprzestrzeniania się informacji czy nowych idei 
w wiekach średnich były przecież ograniczone ówczesnymi możliwościami 
technologicznymi. Tymczasem można odnieść wrażanie, że kaznodzieje 
krucjatowi, którzy na przełomie 1095/1096 roku przemierzali Europę 
zachodnią, nie musieli przekonywać łacińskich chrześcijan do nowego 
i  niespodziewanego pomysłu papieża. Jak wiemy, wielu spośród słucha-
czy nie chciało nawet doczekać do wyznaczonego terminu wyruszenia 
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i pierwsze grupy uczestników tzw. krucjaty ludowej wyprzedziły główne 
siły rycerzy. Jeśli przyjmiemy, że społeczeństwo było gotowe do takiej 
wyprawy, to warto zadać pytanie o to, kiedy ta gotowość się uformowała 1. 

Wśród źródeł pozwalających nam poznać świadomość mieszkańców tej 
części zachodniej Europy, która wydała bardzo wielu uczestników pierw-
szej krucjaty, szczególne miejsce zajmują Historiarum libri quinque ab anno 
incarnationis DCCCC usque ad annum MXLIV, czyli Kroniki Roku Tysięcz-
nego Rudolfa Glabera. Utwór ten jest, jak to malowniczo określono, zwier-
ciadłem na gościńcach, w którym odbijała się Europa około roku tysięcznego 
(Skwierczyński, 2020, zob. też Erdman, 1977). Celem autora było stworze-
nie obszernego i mającego uniwersalny charakter dzieła. Jak sam napisał, od 
czasu powstania prac historiograficznych Bedy Czcigodnego i Pawła Dia-
kona minęło już wiele lat, „a zarówno w świecie rzymskim, jak i w zamor-
skich czy też barbarzyńskich prowincjach stało się wiele rzeczy, które gdyby 
zostały upamiętnione, byłyby ludziom nadzwyczaj przydatne” (Rudolf, 
2020). Dlatego też podjął trud przedstawienia możliwie pełnego obrazu 
znanego mu świata, a kolejne pokolenia czytelników, już od blisko tysiąca 
lat, mogą sięgać po to nadzwyczaj przydatne dzieło (Havet, 1889). 

Kronikarz urodził się około roku 985 w Burgundii i większość swojego 
życia spędził w tym ważnym dla Europy przełomu X/XI wieku regionie 
(Petit, 1892; Gronowski, 2020). Pogranicze Cesarstwa, Italii i Francji było 
obszarem, którego mieszkańcy pozostawali pod wpływem tych ważnych 
centrów przemian społecznych i  politycznych. Jednocześnie to właśnie 
w tej części Europy formowały się nowe idee w sferze religii, które m.in. 
za pośrednictwem kongregacji kluniackiej oddziaływały na ówczesne 
chrześcijaństwo łacińskie. Około dwudziestego roku życia Rudolf przy-
wdział habit benedyktyński w Champeaux lub w Auxerre. W kolejnych 
latach przebywał m.in. w klasztorze św. Benignusa w Dijon. Około roku 
1031 trafił do Cluny. To ważne dla ówczesnej Europy opactwo nie było 
ostatnim miejscem jego pobytu. Opuścił je po kilku latach, by zamiesz-
kać w  klasztorze w  Bèze, a  następnie trafić do wspólnoty w  Auxerre, 
gdzie zmarł ok. 1047 roku. Nie potrafimy precyzyjnie wyjaśnić i opisać 
wszystkich okoliczności licznych przenosin Rudolfa. Niewątpliwie jednak 
pozwoliły mu na kontakty z wieloma ludźmi i wyjście poza ograniczony 
do jednego tylko klasztoru krąg informatorów (Petit, 1892; Gronowski, 
2020). Swoje Kroniki pisał zapewne przez ponad dwadzieścia lat i ukoń-
czył je dopiero w Auxerre (France, 2005; Gronowski, 2020). Jego dzieło 
rzeczywiście przedstawia szeroki obraz ówczesnego świata opracowany na 

1	 Wśród najnowszych prac poświęconych formowaniu się koncepcji krucjatowych w  okresie 
przed synodem w Clermont warto wskazać na obszerne studium, które przedstawił P.E. Che-
vedden (Chevedden, 2016). 
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miarę możliwości autora-zakonnika. Formacja intelektualna oraz ideowa 
autora była zapewne typowa dla miejsca i okresu, w którym żył, a Kro-
niki cieszyły się popularnością i tym samym wywierały wpływ na poglądy 
odbiorców (Gebhart, 1891; Cantarella, 2020).

Czy zatem w dziele spisanym ponad pół wieku przed apelem Urbana II 
możemy dostrzec formowanie się ideałów krucjatowych? By odpowiedzieć 
na to pytanie, należy zastanowić się nad tym, jakie argumenty papieża 
mogły być szczególnie przekonujące czy motywujące dla jego słuchaczy. 
Treść przemówienia, a właściwie przemówień wygłoszonych w Clermont, 
możemy obecnie próbować odtworzyć na podstawie pięciu najważniej-
szych relacji. Zapewne tylko trzy z  nich zostały spisane przez autorów, 
którzy wysłuchali ich osobiście. Byli to Robert Mnich z Reims, Fulcher 
z Chartres i Baldryk z Bourgueil (Munro, 1906; Peters, 1998; Cole, 1991). 

Wedle przekazu Fulchera papież, po przypomnieniu zobowiązania do 
przestrzegania rozejmu Bożego, miał skoncentrować się na czterech głów-
nych elementach. Pierwszym było ukazanie zagrożenia ze strony agresyw-
nych Turków, drugim wezwanie chrześcijan wszystkich klas i stanów do 
wyparcia nieprzyjaciół z ziem należnych wyznawcom Chrystusa. Trzecim 
była obietnica odpuszczenia grzechów tym, którzy poniosą śmierć podczas 
wyprawy, a czwartym wezwanie do zakończenia waśni między chrześcija-
nami i skierowania wszystkich sił przeciw muzułmanom. Należy stwier-
dzić, że w dziele Fulchera apel papieża został przedstawiony w dość lako-
nicznej formie (Fulcherius, 1913). Wedle arcybiskupa Baldryka jedno 
z wystąpień papieża miało formę kazania, w którym Urban II skoncen-
trował się na wyeksponowaniu cierpień, jakich ze strony Turków doświad-
czają chrześcijanie w Ziemi Świętej. Wyraził ubolewanie, że Jerozolima, 
w  której Chrystus cierpiał za grzechy ludzkości, znajduje się w  rękach 
niewiernych i wezwał słuchaczy, by naśladując Izraelitów z  czasów Sta-
rego Testamentu, skierowali swój oręż przeciw nowym Amalekitom (Bal-
deric, 1879). Najwięcej szczegółów znajdujemy w  relacji Roberta Mni-
cha z Reims. Wedle jego przekazu Urban II miał poruszyć więcej wątków 
i zawrzeć wiele nawiązań do bieżącej sytuacji religijnej, społecznej i poli-
tycznej, Poszczególne argumenty wykorzystane przez papieża miały zostać 
też obszerniej uzasadnione (Robertus, 1866). Dlatego na potrzeby niniej-
szej analizy wykorzystany zostanie właśnie ten przekaz. Należy jednak 
podkreślić, że mimo wspomnianych różnic pomiędzy relacjami kronikarze 
w sposób bardzo podobny przedstawili zasadniczą treść przemówień i dla-
tego wspomniane relacje możemy uznać za w miarę wiarygodne 2. 

2	 Treść wystąpienia papieża od dawna przyciąga uwagę badaczy i na jego temat powstał szereg 
prac (Munro, 1906; Cole, 1991; Cowdrey, 1970a; Erdmann, 1977; Strack, 2016). Szczegółowa 
analiza ich treści i zawartych w nich konkluzji wykracza poza ramy niniejszego artykułu.
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Jak wspomniano wyżej, apel papieża trafił do serc i umysłów łacińskich 
chrześcijan, co świadczy o tym, że wykorzystane w nim argumenty (nieza-
leżnie od tego, ile ich było) były dobrze dobrane do wyobrażeń i oczekiwań 
słuchaczy. Wedle słów Roberta Mnicha papież miał zbudować swoje wezwa-
nie wokół sześciu głównych myśli, które wykorzystał, by obudzić zapał 
wśród słuchaczy. Pierwszą było podkreślenie pobożności Franków, których 
spośród innych ludów ma wyróżniać prawdziwa wiara i cześć dla Kościoła. 
Dlatego to właśnie przed nimi Bóg postawił szczególne zadania. Druga 
myśl dotyczyła wezwania do zachowania pokoju pomiędzy chrześcijanami. 
Papież odniósł się tu do sytuacji społecznej i politycznej w Europie Zachod-
niej, która stawała się zbyt ciasna dla rosnącej populacji jej mieszkańców. 
Z tego powodu są oni skazani na rywalizację o dobra i zasoby. Wedle słów 
Urbana II zdobycie nowych ziem może rozwiązać problem przeludnienia 
i  jednocześnie zakończyć waśnie między chrześcijanami. Trzecim argu-
mentem wykorzystanym przez papieża było ukazanie zagrożenia ze strony 
muzułmanów. Jako czwarta została wyrażona myśl o szczególnym znacze-
niu Ziemi Świętej, która jest nie tylko miejscem, gdzie dokonało się odku-
pienie rodzaju ludzkiego, ale też bogatą krainą mlekiem i miodem płynącą. 
Piąty argument odwoływał się do szczególnej roli, jaką w historii ludzkości 
mają do odegrania Frankowie, którzy są poddanymi następców Karola Wiel-
kiego i jego syna Ludwika. Myśl szósta zawierała wezwanie do wyruszenia 
do Jerozolimy i obietnicę odpuszczenia grzechów oraz sławy w królestwie 
niebieskim. Płomienny apel papieża miał wywołać entuzjazm tłumu, który 
wzniósł okrzyk „Bóg tak chce”. Usłyszawszy te słowa, Urban II przedstawił 
jeszcze jeden, siódmy argument. Wyraził przekonanie, że bez Bożej inspi-
racji nikt nie mógłby wypowiedzieć takich słów, a zatem wyprawa do Jero-
zolimy jest zgodna z wolą Boga, który będzie wspierał wojowników wypeł-
niających Jego plan (Robertus, 1866). 

Niezależnie od tego, czy Robert Mnich wiernie przytoczył słowa papieża 
czy też, jak wielu średniowiecznych kronikarzy, zapisał to, co w jego prze-
konaniu w takiej sytuacji powiedziane być powinno, to relacja ta zapewne 
dobrze oddaje oczekiwania tych, którzy zaangażowali się w  organizację 
pierwszej krucjaty. W przeciwnym przypadku, jak podkreślono wyżej, skala 
odzewu społecznego byłaby mniejsza. Wróćmy zatem do postawionego 
w tytule problemu. Czy w „zwierciadle”, jakim jest Historiarum libri qiun-
que…, widzimy formowanie się postaw i zachowań, które sprawiły, że syno-
wie i wnukowie opisanych przez Rudolfa Glabera chrześcijan wyruszyli na 
krucjatę? Prześledźmy zatem kolejne przedstawione przez Roberta Mnicha 
argumenty papieża i spójrzmy na nie z perspektywy Kronik. 

Podkreślenie na początku przemówienia pobożności Franków nie-
wątpliwie było sięgnięciem po dobrze dobrany argument. I  to nie tylko 
dlatego, że zawierało pochwałę słuchaczy, co można uznać za captatio 
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benevolentiae. Mówiąc o  prawdziwej wierze i  czci dla Kościoła, papież 
odnosił się do ożywienia religijnego, które było zjawiskiem wyraźnie obec-
nym i mającym znaczący wpływ na społeczeństwo zachodniej Europy na 
długo przed synodem w Clermont. W Kronikach Rudolfa Glabera widać je 
bardzo wyraźnie. Kronikarz z niekłamaną radością opisał renowację zruj-
nowanych kościołów i  budowę nowych, którą podjęto wkrótce po roku 
tysięcznym. Wedle jego słów cały „lud chrześcijański stawał do współ-
zawodnictwa, aby uczęszczać do wspanialszej świątyni niż pozostałe”. 
W rezultacie tej swoistej rywalizacji między chrześcijanami „świat (…) 
odział się cały w białą szatę kościołów” (Rudolf, 2020; zob. też Vasiliev, 
1942–1943). 

Elementem wzrostu zainteresowań religijnych i rozwoju praktyk było 
także opisane przez Glabera odkrywanie relikwii, które pozostawały 
w ukryciu przez długie dekady, oraz gwałtowny rozwój ich kultu. Wyra-
żał się on między innymi w masowym ruchu pielgrzymkowym (Rudolf, 
2020). W opisanym ożywieniu religijnym szczególną rolę odgrywały relik-
wie związane z  Ziemią Świętą, których wiele wówczas sprowadzano. 
W czasach Glabera, za sprawą starań księcia Andegawenii Fulka Nerry, 
do Europy trafiły m.in. relikwie Grobu Chrystusa i żłóbka betlejemskiego. 
Biskup Odalryk z Orleanu sprowadził lampę z olejem z Grobu Bożego. 
Wznoszono i planowano świątynie, które w założeniu miały nawiązywać 
do budowli jerozolimskich. Fundacje takie miały miejsce m.in. w Liège, 
Charroux, Paderbornie, Akwizgranie, ale także w  Konstancji i  Bolonii 
(Chronica de gestis consulum Andegavorum, 2010; Callahan, 2016; Mun-
teanu, 1977; van Houts, 1985; Riley-Smith, 1998; France, 2005; Halpen, 
1906; Bréhier, 1907; Gabriele, 2011; Ousterhout, 2009). Przełom X i XI 
wieku to także czas wyraźnego ożywienia kultu Męki Pańskiej. Znala-
zło to odzwierciedlenie w pojawieniu się na Zachodzie nowo czczonych 
relikwii Krzyża Świętego, których w  latach 950–1050 przybyło ponad 
pięćdziesiąt (Callahan, 2016). Zainteresowanie cierpieniem i zmartwych-
wstaniem Chrystusa wiązało się też z rozwijającym się równolegle kultem 
Matki Bożej (Fassler, 2000). W  tym samym okresie obserwujemy także 
rozbudowę liturgii Wielkiego Tygodnia, w której z oczywistych przyczyn 
wspomina się Święte Miasto. (Gabriele, 2011). Z  perspektywy Glabera, 
który był przecież mnichem, liturgiczne zainteresowanie Ziemią Świętą 
zapewne miało związek z żywą w duchowości monastycznej wizją klasz-
toru jako odzwierciedlenia Jerozolimy Niebieskiej (Callahan, 2016). Bez 
wątpienia jednak nowe elementy życia i praktyk religijnych przekraczały 
mury klasztorów i były udziałem coraz szerszych kręgów społeczeństwa 
i to co najmniej od pierwszej połowy XI stulecia. 

Wedle słów Rudolfa Glabera ożywienie zapału religijnego wśród 
mieszkańców zachodniej Europy jest wypełnieniem symbolicznego, 
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w jego przekonaniu, sposobu przedstawiania ukrzyżowanego Chrystusa. 
Zbawiciel zwrócony twarzą na zachód i z prawą ręką skierowaną na pół-
noc ma, zdaniem kronikarza, wskazywać kierunek z  którego nadejdzie 
nawrócenie i ożywienie chrześcijaństwa. Impuls religijny, zainicjowany na 
północy i zachodzie, będzie oddziaływał na ludy zamieszkujące wschód 
i południe świata (Rudolf, 2020). Przyjęcie takiej perspektywy mogło pro-
wadzić do utrwalenia przekonania o szczególnej roli dziejowej, jaką mają 
do odegrania mieszkańcy Europy widzący swe odbicie w  ustawionym 
przez Glabera „zwierciadle na gościńcu”. 

Szeroko rozumiane ożywienie zainteresowań religijnych, którego 
obraz znajdujemy w Kronikach, przyniosło także pojawienie się ruchów 
heterodoksyjnych (Siegel, 2006; Frassetto, 2006). O pojawianiu się herety-
ków w różnych zakątkach Europy w połowie XI wieku kronikarz wspo-
minał, choć oczywiście nie wiązał ich aktywności ze wzrostem pobożno-
ści ówczesnego społeczeństwa. Heretycy, podobnie jak mieszkający na 
Zachodzie wyznawcy judaizmu oraz nazywani „Grekami” wierni Koś-
cioła konstantynopolitańskiego, byli dla Rudolfa Glabera burzycielami 
porządku religijnego (Rudolf, 2020; zob. też Bedos-Rezak, 1994; Moore, 
2009; Flori, 1991; France, 2005; Gebhart, 1891; Siegel, 2006; Bakiera, 
2020). Pisał o  nich z  niechęcią i  pochwalał podejmowane przeciw nim 
działania (Rudolf, 2020). Akceptacja dla rozmaitych form represji wobec 
odmiennych wspólnot religijnych pokazuje formowanie się zaczątków 
społeczeństwa opresyjnego (persecuting society), o  którym w  kontekście 
realiów XI wieku pisał m.in. Michael Frassetto (Frassetto, 2006; zob. też 
Jestice, 2007; Shepkaru, 1999; Van Arkel i Schreuder, 1985). Kształtowa-
nie się takich agresywnych postaw wobec „nieprawowiernych” w połącze-
niu z przekonaniem o szczególnej roli, jaką mają do odegrania Frankowie 
przepełnieni zapałem religijnym, niewątpliwie odegrało wielką rolę w for-
mowaniu idei krucjatowych. 

Kolejnym elementem życia religijnego (choć de facto mającym rów-
nież poważne konsekwencje pozareligijne), któremu Glaber poświęcił 
wiele uwagi, były ruchy pokoju i rozejmu Bożego (Rudolf, 2020; zob. też 
Head, 1999; Rayborn, 2013). Podejmowanie zobowiązań ograniczających 
walki między chrześcijanami miało być m.in. remedium na klęski ele-
mentarne i  niepokoje wynikające z  upływającego millenium (Cowdrey, 
1970b; Burr, 1901; Mackie, 2010; Gebhart, 1891; Bakiera, 2020). Nieza-
leżnie od tego, czy potrafimy obecnie poprawnie ocenić skalę tzw. obaw 
millenijnych ówczesnego społeczeństwa, to postulaty zachowania pokoju 
między chrześcijanami i przekształcenia świeckiego rycerstwa w militia 
Christi niewątpliwie wpisują się w proces ożywienia religijnego przełomu 
tysiącleci (Landes, 2000; MacEvitt, 2007; Callahan, 1987; Burr, 1901; 
Erdman, 1977). Gotowość świeckiego rycerstwa do realizacji postulatów 
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głoszonych przez środowiska kościelne zdaje się wskazywać na rzeczy-
wiste i świadome przyjmowanie ideałów chrześcijańskich przez warstwę 
rycerską (Bull, 1993; Erdman, 1977). Nie bez znaczenia było zapewne 
też to, że środowiska oratores i  bellatores łączyły liczne więzi, poczyna-
jąc od politycznych i  ekonomicznych, a  na rodzinnych kończąc (Bull, 
1993; Lecaque, 2015). Wiele wskazuje na to, że skala odzewu na apel 
Urbana II była rezultatem m.in. tego, że świadomi swojej wiary rycerze 
gotowi byli słuchać kaznodziejów głoszących znane im postulaty porzu-
cenia walk wewnętrznych, które były uzupełnieniem apeli krucjatowych 
(Cowdrey, 1970b). Wśród uczestników pierwszej krucjaty można wska-
zać spore grupy rycerzy pochodzących właśnie z tych obszarów monarchii 
francuskiej, gdzie wcześniej pojawiły się ruchy pokoju i rozejmu Bożego 
(MacKinney, 1930). Entuzjazm, jaki miał towarzyszyć wystąpieniu 
Urbana II w Clermont, zdaje się bardzo podobny do opisywanego przez 
Rudolfa Glabera zapału, jaki wykazywali uczestnicy zgromadzeń, pod-
czas których, „z Bożej inspiracji”, przyjmowano zobowiązania przestrze-
gania Bożego pokoju (MacKinney, 1930). Badacze zwracają także uwagę, 
że takie mające wspólnotowy charakter zobowiązania odegrały ogromną 
rolę w  budowaniu uniwersalnego poczucia jedności chrześcijańskiego 
rycerstwa przekraczającego granice lokalnych społeczności. Jak wykazał 
Loren C. MacKinney, w okresie między zwołaniem synodu w Charroux 
w roku 989, podczas którego wezwano do przestrzegania pokoju Bożego, 
a synodem w Clermont trudno byłoby wskazać dekadę, w której nie zor-
ganizowano by tego typu zgromadzenia duchownych i rycerzy. Każdemu 
z  takich spotkań towarzyszyło ożywienie wspólnotowego entuzjazmu 
(MacKinney, 1930.). W ten sposób tworzył się grunt pod zbiorowe przed-
sięwzięcie łacińskich chrześcijan, jakim była wspólna wyprawa do Jerozo-
limy (MacKinney, 1930; Rayborn, 2013; Riley-Smith, 1998).

Odwołując się do wspomnianych wyżej znanych, akceptowanych 
i  budzących poczucie jedności postulatów zachowania pokoju mię-
dzy chrześcijanami, papież, zgodnie z  przekazem Roberta Mnicha, 
miał wprowadzić drugi argument związany z  sytuacją społeczną, poli-
tyczną i ekonomiczną, jakiej musieli stawić czoła jego słuchacze. Europa 
Zachodnia na przełomie X i XI wieku weszła w nowy okres swoich dzie-
jów. Po dekadach gwałtownych wydarzeń i przeobrażeń wewnętrznych, 
które towarzyszyły rozpadowi monarchii karolińskiej oraz po najazdach 
zewnętrznych (m.in. Normanów i  Węgrów), nastąpił czas stopniowego 
stabilizowania się struktur politycznych i  społecznych (Rudolf, 2020). 
Jedną z konsekwencji tych zmian było pojawienie się warunków do wspo-
mnianego wyżej ożywienia religijnego. Względny spokój był też jednym 
z powodów rozwoju demograficznego. Przyrost liczby ludności stworzył 
warunki do ożywienia gospodarczego, dzięki któremu możliwe były m.in. 
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wspomniane wcześniej fundacje nowych świątyń. W dłuższej perspekty-
wie przyniósł jednak kłopoty wynikające ze względnego przeludnienia, 
o  którym miał wspominać Urban  II. W  czasie synodu w  Clermont nie 
był to problem nowy. Dostrzegł i opisał go również Rudolf Glaber. Wspo-
minał on o tym, jak w poszukiwaniu lepszych warunków do życia spore 
grupy ludności gotowe były opuszczać miejsce swego dotychczasowego 
zamieszkania. (Rudolf, 2020). Co godne podkreślenia, kronikarz zauwa-
żył, że te migracje były nie tylko efektem inicjatyw oddolnych, ale miały 
też poparcie rządzących, którzy w  przesiedleniu się nadwyżek ludności 
widzieli sposób na rozwiązanie narastających problemów społecznych 
(Rudolf, 2020). Dotyczyły one m.in. społeczności Normanów, o sytuacji 
których Glaber był dobrze poinformowany (Joranson, 1948). Zachęcani 
przez księcia Roberta, albo zmuszeni do ucieczki przed jego gniewem, 
opuszczali rodzinną Normandię i szukali dla siebie miejsca na południu 
Italii (Brown, 1996). Migracja jawiła się jako rozwiązanie znacznie lep-
sze od rywalizacji, zwłaszcza zbrojnej, pomiędzy członkami społeczeń-
stwa. Przesiedlenia dużych grup ludności postrzegane były przez kronika-
rza jako drugi, obok przestrzegania pokoju i rozejmu Bożego, sposób na 
powstrzymanie walk między chrześcijanami (Rudolf, 2020; zob. też Flori, 
1991). Jednocześnie wyraźnie widzimy, że już w czasach Rudolfa Glabera 
mieszkańcy zachodniej Europy gotowi byli podejmować zbiorowe migra-
cje, nawet na wielkie odległości. 

Trzecim wykorzystanym do mobilizacji słuchaczy argumentem miało 
być ukazanie zagrożenia ze strony muzułmanów. Mówiąc o nim, papież 
odwoływał się do przekonań i wiedzy głęboko zakorzenionych wśród słu-
chaczy przemówienia w  Clermont. Niechęć znacznej części mieszkań-
ców Europy zachodniej do muzułmanów sięgała czasów pojawienia się 
na Zachodzie pierwszych wiadomości o wyznawcach islamu (Mastnak, 
2009). Nawet ci, którzy nie byli bezpośrednio zagrożeni ich ekspansją 
w wieku VIII czy okazjonalnymi najazdami w kolejnych stuleciach, mieli 
świadomość niebezpieczeństwa. Opisy „perfidnych Saracenów”, którzy 
pokonali cesarza Herakliusza i  zajęli Jerozolimę, a potem podeszli pod 
Pireneje, najeżdżali Galię i  atakowali Rzym, znalazły sobie stałe miej-
sce zarówno w dziełach kronikarzy, jak i na kartach utworów literackich 
(Fredegarius, 1888; Beda Venerabilis, 1898; Odon z Cluny, 2020). Obrazy 
te kształtowały świadomość Europejczyków w stopniu znacznie większym 
niż informacje Einharda o przyjaznych relacjach Karola Wielkiego z kali-
fem Harunem ar-Raszidem czy przychylne muzułmanom opisy Bernarda 
Mądrego (Einhard, 1950; Bernardus Monachus, 1874).

O zagrożeniu ze strony Saracenów Rudolf Glaber wspominał w  swej 
kronice wielokrotnie i poświęcił mu wiele uwagi (Callahan, 2016; Mastnak, 
2009). Mieszkańcy opisanej przez niego Europy Zachodniej żyli z nim na 
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co dzień i doświadczali go bezpośrednio. Doskonałym tego przykładem jest 
rozbudowana opowieść o pojmaniu przez muzułmanów Majolusa, opata 
z Cluny. Kronikarz wyraźnie dał do zrozumienia, że zagrożenie jest realne 
i  to nawet na terenach znajdujących się niemal w  centrum łacińskiego 
chrześcijańskiego świata. Opata schwytano bowiem w Alpach, gdy powra-
cał z Italii do Burgundii (Rudolf 2020; por. Niemyski, 2020; Bakiera, 2020). 
Na wyobraźnię czytelników musiało również działać to, że ofiarą był prze-
łożony najpotężniejszego klasztoru w ówczesnej Europie. Kronikarz wie-
lokrotnie informował także o najazdach Saracenów na Italię i walkach na 
półwyspie Iberyjskim. Co godne podkreślenia, wspominał też o  starciach 
w Afryce (Rudolf, 2020). Tak liczne wzmianki dowodzą, że konfrontacja 
militarna z wyznawcami islamu była w czasach Rudolfa Glabera elemen-
tem stale obecnym w świadomości i życiu łacińskich chrześcijan. Co wię-
cej, prowadzenie operacji wojskowych przeciw muzułmanom, również 
poza Europą, nie było niczym niezwykłym. Działania te przyciągały uwagę 
i stanowiły punkt odniesienia wokół którego kształtowano wzorce postaw 
ówczesnych chrześcijan. Można więc stwierdzić, że „odbijająca się w zwier-
ciadle” Glabera społeczność była oswojona z myślą o wojnie z „perfidnymi 
Saracenami”. Jednocześnie warto podkreślić, że kronikarz wykazał się nie 
tylko wiedzą na temat konfrontacji z muzułmanami, ale także poprawnie 
opisał m.in. ich stosunek do ksiąg zawierających treści wspólne dla wyznaw-
ców religii Abrahamowych (Rudolf, 2020; por. też Rayborn, 2013; Havet, 
1889; Bakiera, 2020) Być może część tych informacji pochodziła od, siłą rze-
czy dobrze poinformowanych, mnichów zza Pirenejów, których król San-
czo z Nawarry przysłał do Cluny w roku 1032, czyli wtedy, gdy przebywał 
tam Glaber (Rayborn, 2013; France, 2005). 

Czwarty przedstawiony przez papieża argument wskazywał nadzwy-
czajną atrakcyjność Jerozolimy i  całej Ziemi Świętej. W  jego przekona-
niu zasługuje ona na uwagę nie tylko jako miejsce, gdzie można dostąpić 
szczególnych łask, i scena, na której w odległej przeszłości rozegrały się 
wydarzenia biblijne, ale także region ważny ze względu na obecną sytu-
ację. Analiza Historiarum libri quinque… pozwala stwierdzić, że opinia 
wyrażona przez Urbana II nie była obca Europejczykom już w czasach 
Rudolfa Glabera. Mieszkańcy opisanej przez niego Europy końca pierw-
szej połowy XI wieku żywo interesowali się pozostającą pod panowaniem 
muzułmanów Ziemią Świętą, zaś autor wskazał wiele powodów, dla któ-
rych współcześni mu Europejczycy z uwagą patrzyli na Wschód. 

Ziemia Święta przyciągała ich uwagę jako cel mającego masowy cha-
rakter ruchu pielgrzymkowego. Glaber wielokrotnie wspominał uda-
jących się do Jerozolimy pątników. Zapał do odbywania takich peregry-
nacji miał, w jego ocenie, szeroki zasięg społeczny. Uczestniczyli w nich 
bowiem przedstawiciele różnych warstw – zarówno biedni, jak i bogaci 
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(Rudolf, 2020; zob. też Lalanne, 1845–1846; Callahan, 2016; MacPherson, 
1892; Bréhier, 1907). Na czele zorganizowanych i  liczących wiele osób 
grup pielgrzymów niejednokrotnie stali potężni panowie feudalni. Tak 
było w przypadku opisanej przez Rudolfa wielkiej rzeszy pątników pro-
wadzonych przez ks. Normandii Roberta I Wspaniałego (Rudolf, 2020). 
Wśród wpływowych patronów i propagatorów pielgrzymowania do Jero-
zolimy można wskazać, obok wspomnianego ks. Normandii, także jego 
ojca Ryszarda  II oraz Odylona, opata z  Cluny (Callahan, 2016). Wedle 
słów kronikarza wyprawy takie stały się powszechne i bezpieczne między 
innymi dlatego, że po przyjęciu chrześcijaństwa przez Węgrów otwarła 
się możliwość wygodniejszego wędrowania z  Europy Zachodniej na 
Wschód. Dzięki temu można było, zamiast „zwyczajowej drogi przez 
morze” dotrzeć do Ziemi Świętej bezpieczną drogą lądową (Rudolf, 2020; 
zob. też Jestice, 2007; Lalanne, 1845–1846; Callahan, 2016; France, 2005; 
Bréhier, 1907). Kronikarz wspominał o tym, że pątników nie tylko chronił, 
ale i chętnie podejmował nawrócony król Węgrów Stefan (Rudolf, 2020). 
Opisanej przez Glabera gościnności króla doświadczyli m.in. uczest-
nicy wielkiej pielgrzymki prowadzeni przez opata Ryszarda z klasztoru 
Saint-Vannes w  Verdun i  hr. Wilhelma z  Angoulême. Podróż tej liczą-
cej podobno kilkaset osób grupy wsparł finansowo wspomniany wyżej 
Robert I, ks. Normandii (Callahan, 2016; Riley-Smith, 1998).

Kronikarz zwracał uwagę nie tylko na masowy charakter peregryna-
cji, ale także opisywał rozmaite motywacje, jakie kierowały pielgrzymami 
wyruszającymi do Jerozolimy. Wedle jego słów wyjątkowo wielu ludzi 
postanowiło udać się do Ziemi Świętej w okolicy roku 1033, kiedy to przy-
padało millenium Odkupienia Rodzaju ludzkiego (Rudolf, 2020; Calla-
han, 2016; Gebhart, 1891). Przekonanie o  szczególnych łaskach, jakich 
można było dostąpić u Grobu Zbawiciela, widać m.in. w opowieści o kolej-
nych pielgrzymkach Fulka III, hr. Andegawenii, który pragnął w ten spo-
sób pokutować za grzechy, zwłaszcza za liczne zabójstwa, których dopuś-
cił się podczas wojen (Rudolf, 2020; zob. też Chronica de gestis consulum 
Andegavorum, 2010; Callahan, 2016; Fox-Friedman, 1994; Halpen, 1906). 
Pielgrzymów przyciągała także wiara w możliwość doświadczenia cudów, 
które regularnie miały się dokonywać w  tym nadzwyczajnym miejscu 
i pobożni wędrowcy mogli je obserwować (Rudolf, 2020). Jednym z nich 
było, opisywane przez wielu ówczesnych autorów, cudowne zapalanie 
się lamp znajdujących się w Grobie Pańskim. Wedle słów kronikarza olej 
z jednej z cudownie zapalonych lamp miał przywieźć do Europy wspo-
mniany wcześniej bp. Odalryk z Orleanu (Rudolf, 2020; Callahan, 2016). 
Pielgrzymki były również okazją do pozyskiwania relikwii, które po przy-
wiezieniu do Europy, przyczyniały się do dalszego ożywienia praktyk reli-
gijnych (Vasiliev, 1951). 
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W kontekście przyszłych planów krucjatowych należy także zwrócić 
uwagę na opisanych przez Rudolfa pątników, którzy po dotarciu do Jero-
zolimy nie planowali powrotu do Europy i chcieli pozostać w Ziemi Świę-
tej aż do śmierci, co uważano za szczególnie godne pochwały (Rudolf, 
2020). Przekonanie, że Święte Miasto jest pożądanym miejscem śmierci, 
a zwłaszcza miejscem pochówku w oczekiwaniu na dzień Sądu Ostatecz-
nego, niewątpliwie mogło mieć znaczący wpływ na budowanie gotowo-
ści do oddania życia w walce o odebranie Jerozolimy w rąk muzułmanów.

Obok wskazanych powyżej godnych pochwały motywacji skłaniających 
chrześcijan z Europy Zachodniej do pielgrzymowania na Wschód Rudolf 
wspomniał o jeszcze jednej grupie wędrowców. Wedle jego słów do Ziemi 
Świętej wyruszali także ludzie kierowani próżnością, dla zaspokojenia któ-
rej „wielu wyprawia się w tę drogę tylko po to, aby ich podziwiano z powodu 
podróży do Jerozolimy” (Rudolf, 2020). Podkreślenie przez autora takiej 
motywacji pozwala przyjąć, że w  jego czasach odwiedzanie Jerozolimy 
stało się, przynajmniej w pewnych kręgach, praktyką modną. Uczestnicze-
nie w niej mogło być jednym ze sposobów potwierdzenia przynależności do 
grupy społecznej wyznaczającej normy zachowań i standardy postępowania. 

Innym opisanym przez Glabera powodem zainteresowania Ziemią 
Świętą było poczucie odpowiedzialności za los mieszkających na Wscho-
dzie chrześcijan i znajdujących się tam świątyń. Przejawiało się ono m.in. 
w  opisywanym w  Kronikach zwyczaju wspierania jałmużnami wspólnot 
mnichów na Synaju i kościołów w Jerozolimie. Wśród wymienionych przez 
kronikarza darczyńców był m.in. wspomniany wcześniej ks. Normandii 
Robert I (Rudolf, 2020; Callahan, 2016). Przywołana przez kronikarza tro-
ska o los współwyznawców i miejsc świętych wydaje się szczególnie ważna. 
Przede wszystkim dlatego, że właśnie do poczucia odpowiedzialności za 
braci w wierze miał się odwoływać w swym apelu Urban II. Historiarum 
libri quinque… dowodzą, że przekonanie o potrzebie niesienia wymiernej, 
materialnej pomocy chrześcijanom na Wschodzie narodziło się wśród moż-
nych na Zachodzie na wiele dekad przed synodem w Clermont. 

Zainteresowanie łacinników sytuacją w Ziemi Świętej znalazło także 
odzwierciedlenie w rozbudowanej i zawierającej kilka ważnych wątków 
opowieści Rudolfa Glabera o zburzeniu, na rozkaz fatymidzkiego kalifa al-
-Hakima Kościoła Grobu Bożego i innych świątyń w Ziemi Świętej. Przy-
czyną tych wydarzeń, wedle słów kronikarza, miał być list, wysłany przez 
grupę żydów z Orleanu, do kalifa. W tym zaniesionym przez wątpliwej 
konduity posłańca piśmie uprzedzono fatymidzkiego władcę, że masowy 
napływ chrześcijańskich pielgrzymów do Jerozolimy jest tylko wstępem 
do zorganizowania wielkiej wyprawy zbrojnej, którą planują chrześcijanie 
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z łacińskiej Europy 3. Jej celem ma być odebranie muzułmanom Jerozo-
limy i  innych miejsc świętych. Poruszony tymi informacjami kalif pole-
cił zrównać z ziemią chrześcijańskie kościoły. Niszczenie świątyń trwało 
przez pewien czas i  dopiero interwencja matki al-Hakima sprawiła, że 
zostało przerwane (Rudolf 2020; zob. też: Frassetto, 2002; Lalanne, 1845–
1846; Callahan, 2007; Canard, 1965; MacPherson, 1892; Rayborn, 2013; 
Whalen, 2009; Bakiera, 2020). Gwałtowne działania kalifa, które rzeczy-
wiście miały miejsce w latach 1009–1012/1013, odbiły się szerokim echem 
w Europie, a Rudolf nie był jedynym kronikarzem, który o nich wspomi-
nał. Wydarzenia te w podobny sposób opisał także Ademar z Chabannes. 
On również oskarżył żydów o sprowokowanie działań al-Hakima (Ade-
marus, 1853; zob. też: Jestice, 2007; Frassetto, 2007; Van Arkel i Schreu-
der, 1985; Canard, 1965; Riley-Smith, 1998). Odwołująca się do rzeczywi-
stych wydarzeń opowieść pozwala stwierdzić, że współcześni Glaberowi 
mieszkańcy zachodniej Europy nie tylko nie byli obojętni na los kościołów 
w Ziemi Świętej ale także, że postrzegali muzułmanów i żydów jako spo-
łeczności nieprzyjazne i gotowe do podejmowania wrogich działań. 

Prześladowania, jakie spadły na chrześcijan (i  nie tylko na nich) 
w latach panowania al-Hakima, były wydarzeniami bezprecedensowymi, 
zwłaszcza jeżeli chodzi o  skalę represji. Pisali o  nich również autorzy 
muzułmańscy. Pochodzący z Persji Nasir Khusraw, który tworzył nieco 
później niż Rudolf Glaber (zmarł ok.  1072–1077  – czyli jeszcze przed 
pierwszą krucjatą), wspominał o wielkich tłumach chrześcijańskich piel-
grzymów odwiedzających Jerozolimę. Wśród nich miał być nawet podró-
żujący incognito cesarz z Konstantynopola. Opisał też zniszczenie świą-
tyń dokonane na rozkaz kalifa. Nie twierdził jednak, że to pielgrzymi 
wywołali gniew al-Hakima (Nasir Khusraw, 1881; zob. też: Canard, 1965; 
Hunsberger, 2003; Browne, 1905). Nieco inaczej przedstawił okolicz
ności tych dramatycznych wydarzeń tworzący w  połowie XII wieku 
Ibn al-Qalânisi z Damaszku. Wedle jego słów oburzenie kalifa wywołały 
wiadomości o tym, że tłumy pielgrzymów uczestniczą w uroczystościach, 
podczas których następuje rzekomo cudowne zapalenie lamp oliwnych 
w Kościele Grobu Bożego. Rozpowszechnianie wiadomości o fałszywych 
cudach miało skłonić władcę do nakazania zniszczenia świątyni, w któ-
rej mają miejsce bałwochwalcze praktyki (Ibn al-Qalânisi, 1908; zob. też: 
Jestice, 2007; Canard, 1965). Co godne podkreślenia, to autorzy wywo-
dzący się z  kręgu łacińskiego skłonni byli wiązać represje al-Hakima 
z  domniemanymi planami zbrojnej wyprawy zachodniego rycerstwa, 
podczas gdy o takich motywacjach nie wspominano na Wschodzie.

3	 Opisując status posłańca, Rudolf użył słowa gyrovagus, którym św. Benedykt opisał w Regule 
najgorszy z rodzajów mnichów (Rudolf, 2020; Benedykt z Nursji, 1994).
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Wyjątkowość działań podjętych przez kalifa, prześladującego nawet 
muzułmanów, którzy nie chcieli pogodzić się z  jego koncepcjami reli-
gijnymi, skłania współczesnych badaczy do refleksji nad poczytalnością 
władcy (Callahan, 2008; Hitti, 1959; Bakiera, 2020). Z drugiej wszakże 
strony nie można nie dostrzec szerszego kontekstu politycznego wspo-
mnianych wydarzeń. W  ostatnich latach X stulecia relacje al-Hakima 
z  Bizancjum układały się poprawnie, co było wynikiem uzgodnionego 
przez obie strony układu rozejmowego. Po jego wygaśnięciu w roku 1001 
relacje zaczęły się pogarszać, a kilka lat później siły bizantyńskie podeszły 
pod kontrolowany przez muzułmanów Szajzar nad Orontesem. Operacja 
wojskowa prowadzona przez Bizantyńczyków zbiegła się w czasie z pole-
ceniem kalifa, by zniszczyć chrześcijańskie świątynie (Canard, 1965; Kal-
dellis, 2017). Być może wspomniane represje były odpowiedzią kalifa na 
zagrożenie militarne stworzone przez chrześcijan wschodnich, a nie reak-
cją na domniemane plany ekspansji łacinników. 

Niezależnie od tego, jakie były rzeczywiste powody rozkazów al-
-Hakima, z perspektywy naszych rozważań kluczowe znaczenie ma to, 
że już w latach 30. XI wieku chrześcijańscy autorzy skłonni byli myśleć 
o zbrojnym odzyskaniu władzy nad Jerozolimą jako możliwym scenariu-
szu na przyszłość. Dzieło Glabera niewątpliwie odegrało rolę w oswajaniu 
łacinników z myślą o możliwości podjęcia wyprawy, której celem będzie 
zdobycie władzy nad Jerozolimą (Canard, 1965). Warto też zwrócić uwagę 
na pojawienie się opinii, że masowe pielgrzymki mogą być preludium 
przyszłej ekspedycji. Jest to szczególnie wymowne, gdy przypomnimy, że 
Urban II miał nazwać wyprawę, do której wezwał, „pielgrzymką”, a  jej 
uczestników „pielgrzymami” (Robertus, 1866). Terminologią taką posłu-
giwano się wielokrotnie i w okresie późniejszym (Labande, 1980). 

Historiarum libri quinque… wskazują, że zainteresowanie społeczeń-
stwa Europy Zachodniej Ziemią Świętą miało w czasach Rudolfa Glabera 
dojrzały charakter i obejmowało dość szerokie kręgi. Pozwala to przypusz-
czać, że rozwijało się ono już od jakiegoś czasu. Potwierdzają je nie tylko 
wspomniane wyżej ożywione praktyki pielgrzymowania do Jerozolimy czy 
rozwijający się kult pochodzących z Ziemi Świętej relikwii, ale także zain-
teresowanie, z  jakim odbierane były opowieści przybyszów ze Wschodu, 
takich jak np. Symeon z  Mantui czy Symeon z  Trewiru. Pierwszy był 
pochodzącym z Armenii mnichem, który w roku 983 przybył do Rzymu, 
a  następnie wiele podróżował po Europie Zachodniej. Odwiedził m.in. 
Italię, Francję i Anglię oraz dotarł do Santiago de Compostela, by wresz-
cie wstąpić do klasztoru w Mantui. Jego barwne opowieści o Ziemi Świę-
tej, którą odwiedził przed przybyciem do Europy, budziły zainteresowanie 
zachodnich chrześcijan (Callahan, 2016). W czasach bliższych Glaberowi 
działał Symeon z  Trewiru. Był on urodzonym na Sycylii synem Greka 
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i Kalabryjki, który przez kilka lat mieszkał w Jerozolimie, gdzie oprowa-
dzał pielgrzymów odwiedzających Święte Miasto. Potem żył jako eremita 
nad Jordanem i w Betlejem, by wreszcie znaleźć się wśród mnichów na 
Synaju. Stamtąd został wysłany do Normandii by prosić księcia Ryszarda II 
o  jałmużnę dla klasztoru. Odwiedził też wspomnianego przez Glabera 
opata Ryszarda z Saint-Vanne w Verdun, którego wcześniej spotkał podczas 
jego pielgrzymki do Ziemi Świętej. Następnie towarzyszył arcybiskupowi 
Popponowi z Trewiru w jego pielgrzymce do Jerozolimy. Życie zakończył 
jako asceta w Trewirze (Rudolf, 2020; Callahan, 2016; van Houts, 1985).

Piątym użytym przez papieża Urbana II argumentem miało być zwró-
cenie słuchaczom uwagi, że jako rycerze z Francji są szczególnie predys-
tynowani do podjęcia takiej wyprawy. Miała za tym przemawiać nie tylko 
ich nadzwyczajna pobożność i waleczność, ale także przywiązanie do trady-
cji, która sięgała korzeniami czasów wielkich władców – Karola Wielkiego 
i jego syna Ludwika. Do pozycji i roli obu władców frankijskich odniósł się 
także Rudolf Glaber. Kronikarz przedstawił ich jako roztropnych i wspania-
łych władców, którzy podnieśli chrześcijańskie królestwa z upadku, w jakim 
znalazły się po załamaniu się cesarstwa rzymskiego (Rudolf, 2020). Przy-
wołanie właśnie tych monarchów, a zwłaszcza Karola Wielkiego, którego 
troska o chrześcijan w Ziemi Świętej została uwieczniona m.in. w dziele 
Einharda, zapewne nie było przypadkowe (Einhard, 1950). Tym bardziej, 
że to właśnie z Karolem Wielkim wiązano liczne czczone w Europie relik-
wie pochodzące z Ziemi Świętej oraz pamiętano o jego fundacjach w Jero-
zolimie (Gabriele, 2011). Należy jednak podkreślić, że ani w wystąpieniu 
w Clermont, ani w kronice Rudolfa Glabera nie znalazły się bezpośrednie 
odwołania do rozwijającej się od końca X wieku legendy o wyprawie Karola 
Wielkiego do Jerozolimy. Ta barwna opowieść, w której władca Franków 
został przedstawiony jako potężny i zwycięski wódz, który pobił Saracenów 
i zapewnił bezpieczeństwo chrześcijanom w Jerozolimie, znalazła się m.in. 
w pismach Benedykta z Monte Soracte i Ademara z Chabannes (Ademarus, 
1853; Benedictus, 1839; Callahan, 2016; Callahan, 2008; Flori, 1991; Run-
ciman, 1935; Bréhier, 1907; Whalen, 2009; Stuckey, 2008). Legenda ta była 
znana i przemawiała do wyobraźni Europejczyków w XI wieku. Dlatego 
przywołanie osoby i zasług Karola Wielkiego, nawet jeżeli nie wspomniano 
bezpośrednio o  jego domniemanej aktywności w  Jerozolimie, zarówno 
u czytelników Rudolfa Glabera, jak i u słuchaczy w Clermont, mogło budzić 
skojarzenia ze zwycięską wyprawą wielkiego władcy do Ziemi Świętej. 

Jako szóstego argumentu miał użyć papież obietnicy nagrody w wiecz-
ności, która czeka na uczestników krucjaty. Jak obecnie wiemy, oficjalne 
stanowisko papiestwa dotyczące odpustu zupełnego będącego nagrodą za 
wypełnienie ślubów krucjatowych formowało się jeszcze przez pewien czas 
po synodzie w Clermont (Bysted, 2015). Nie zmienia to jednak faktu, że 
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obietnica taka, nawet jeżeli nie została wówczas precyzyjnie sformułowana, 
niewątpliwie odpowiadała na oczekiwania ożywionych zapałem religij-
nym słuchaczy. Nie była również czymś zupełnie nowym. Już od połowy 
IX wieku papieże okazjonalnie sięgali po taki argument, by mobilizo-
wać wojowników do obrony Rzymu przed zagrożeniem ze strony muzuł-
manów (Gilchrist, 1988; Bysted, 2015). Dlatego przekonanie o  tym, że 
śmierć poniesiona w walce z wrogami wiary może zostać uznana za śmierć 
męczeńską i tym samym zapewnić zbawienie, dojrzewało wśród łacińskich 
chrześcijan już od dawna. Jest ono też obecne w dziele Glabera. Zawarł on 
w swych Kronikach opowieść o zdarzeniu, jakie miało mieć miejsce w jed-
nym z burgundzkich klasztorów. Wedle słów kronikarza mnich, który po 
jutrzni został w  kościele, zauważył nagle, że wnętrze świątyni wypełniło 
się nieznanymi mu dostojnymi mężami odzianymi w białe szaty i purpu-
rowe stuły. Przewodził im biskup, który odprawił uroczystą Mszę Świętą. 
Gdy wspomniany mnich spytał, kim są przybysze, usłyszał, że są chrześci-
janami, którzy polegli, „walcząc z Saracenami w obronie ojczyzny i katoli-
ckiego ludu” i wszyscy zostali zaliczeni do grona błogosławionych (Rudolf, 
2020; Bakiera, 2020). Opowieść ta – obok wyrażenia przekonania, że śmierć 
w walce z muzułmanami otwiera bramy raju – zawiera jeszcze jeden godny 
podkreślenia element. Wśród tych, którzy zginęli w walce, obok świeckich 
wojowników miał być również biskup. Jest to o  tyle ważne, że w  okre-
sie przedkrucjatowym bezpośredni udział osób duchownych w  walkach 
z bronią w ręku często nie był jednoznacznie oceniany i budził wątpliwo-
ści natury moralnej (Gilchrist, 1988; Smith, 2011). Ślady takich rozterek 
widzimy też u Rudolfa Glabera. Kronikarz wspominał m.in. o widzeniu, 
w którym święty Marcin z Tours opowiadać miał o tym, ile trudu musiał 
włożyć, by wyrwać z rąk „sług ciemności” tych spośród mnichów, „którzy 
zaciągnęli się do wojska i polegli w boju” (Rudolf, 2020). Mimo to w Kro-
nikach znacznie częściej wyrażono akceptację dla prowadzonych w obronie 
wiary działań zbrojnych. Nawet jeżeli chwytającymi za miecz były osoby 
duchowne. Dla przykładu przy opisie walk chrześcijan z muzułmanami na 
Półwyspie Iberyjskim kronikarz z wyraźną akceptacją wspomniał o tym, że 
brali w nich udział również mnisi z tamtejszych klasztorów. Stało się tak 
dlatego, że świeckich chrześcijan było zbyt mało i nie mogli sprostać prze-
ważającym siłom Almanzora. Wielu spośród walczących mnichów poniosło 
śmierć, ale wrogów udało się pokonać (Rudolf, 2020). 

Wyraźnie widać, że Rudolf Glaber wpisuje się w obecny coraz wyraź-
niej od początków XI wieku nurt ideowy dopuszczający sytuację, w któ-
rej walka chrześcijan reprezentujących siły światłości przeciw siłom mroku 
może przybierać formę starcia militarnego (Brolis, 1987). Ikonograficznym 
przedstawieniem takiego sposobu myślenia może być, sporządzona około 
roku 1000, miniatura umieszczona w  komentarzach do Księgi Ezechiela 
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napisanych przez biskupa Aimona z Auxerre. Przedstawiono na niej bitwę 
z ludami Goga i Magoga, podczas której reprezentujący siły dobra rycerze 
oblegają otoczone murami miasto. Co godne podkreślenia, miasto przedsta-
wiono na planie koła, dokładnie w taki sam sposób, jak w kolejnych deka-
dach wielokrotnie przedstawiano Jerozolimę (Fox-Friedman, 1994).

Na marginesie warto zauważyć, że przywołana wyżej opowieść o bra-
ciach zakonnych, którzy chwycili za broń, by walczyć z Saracenami, koń-
czy się następującym komentarzem: „ci pragnęli walczyć raczej w imię bra-
terskiej miłości niż dla jakiejś próżnej sławy” (Rudolf, 2020; Bakiera, 2020). 
Przedstawiony przez Glabera obraz mnichów-wojowników, którzy nie 
zabiegają o próżną sławę, jest uderzająco podobny do wizerunku templa-
riuszy w Pochwale nowego rycerstwa Bernarda z Clairvaux (Bernard z Clair-
vaux, 2012). Otwiera też pole do dyskusji nad tym, czy i jak bardzo nowa-
torski był pomysł Hugona z Payens, który dopiero sto dwadzieścia lat po 
opisanych przez Glabera walkach mnichów z muzułmanami zebrał grupę 
rycerzy, którzy dali początek zakonowi templariuszy (Melville, 1991).

Jak wspomniano wyżej, relację Roberta Mnicha zamyka opis reakcji 
słuchaczy na apel Urbana II. Po płomiennym wystąpieniu papieża poru-
szony jego słowami tłum zakrzyknął: Bóg tak chce!. Ten wspólny okrzyk 
miał utwierdzić zebranych w przekonaniu, że planowana wyprawa będzie 
prowadzona nie tylko z Bożym błogosławieństwem, ale i z Jego bezpośred-
nią pomocą. Wiara w  to, że chrześcijanie wyruszający na wojnę z  Sara-
cenami mogą liczyć na nadprzyrodzoną, a jednocześnie realną pomoc na 
polu bitwy, nie była w  końcu XI stulecia zjawiskiem nowym. Opowieści 
o interwencjach Boga czy świętych, którzy przybywali w sukurs walczącym 
wyznawcom Chrystusa, już od dawna były na trwałe wpisane świat wyobra-
żeń ówczesnych Europejczyków (Grzegorz z Tours, 2002). Relacje o takich 
zdarzeniach znajdziemy też w kronice Rudolfa Glabera. Szczególnie bar-
wna jest opowieść o starciu niewielkich sił chrześcijańskich z „niezmierną 
rzeszą Saracenów”, którzy przybyli z  Afryki i  prześladowali wyznawców 
Chrystusa „na lądzie i na morzu”. Mimo szczupłych sił chrześcijanie przy-
stąpili do walki i „wskutek Bożego wsparcia” rozgromili liczniejsze wrogie 
zastępy (Rudolf, 2020). Historie takie niewątpliwie działały na wyobraźnię 
czytelników i słuchaczy. Można także zaryzykować twierdzenie, że kształ-
towały sposób myślenia i przygotowywały do podjęcia decyzji o wyrusze-
niu na wyprawę, do której wezwał papież. Warto zwrócić uwagę, że w rela-
cjach o przebiegu pierwszej krucjaty znaleźć można wiele bardzo podobnie 
przedstawionych opowieści o sukcesach krzyżowców, które bez nadprzyro-
dzonej interwencji nie mogłyby mieć miejsca (Anonim, 1984: Baldric, 1879). 

Rudolf Glaber podkreślił także, że sukcesy chrześcijan odnoszone 
„wskutek działania mocy Bożej” miały też swój wymiar materialny, który 
był obracany na Bożą chwałę. W przypadku wspomnianej powyżej bitwy 
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z  Saracenami przybyłymi z  Afryki były to bogate łupy w  postaci srebra 
i złota. Zwycięzcy chrześcijanie złożyli trofea w Cluny, gdzie wykonano 
z nich okazałe cyborium (Rudolf, 2020). Znów warto zwrócić uwagę na 
podobne postępowanie uczestników pierwszej krucjaty, którzy sukces 
militarny i polityczny na Wschodzie wykorzystali dla zrealizowania licz-
nych pobożnych fundacji, odnowienia zrujnowanych świątyń i  wznie-
sienia nowych (Pringle, 1993–2009). Po raz kolejny widzimy, że działa-
nia uczestników pierwszej i kolejnych krucjat były wypełnieniem ideałów 
i koncepcji żywych już w czasach Rudolfa Glabera. 

Jak wynika z przedstawionej powyżej analizy Kronik Roku Tysięcznego, 
znajdujemy w nich obraz społeczeństwa, które przeżywa okres ożywienia 
religijnego, budzi się w nim poczucie wspólnoty w wierze i swoisty rygo-
ryzm na tle wyznaniowym. Z  zapałem uczestniczy w  różnorodnych for-
mach kultu i jest gotowe realizować cele wskazywane mu przez kapłanów. 
Doświadcza również trudności wynikających z przemian ekonomicznych 
i  społecznych oraz podejmuje próby rozwiązania napięć przez nie gene-
rowanych. Część spośród problemów, z którymi się mierzy, jest związana 
z przybierającym różne formy konfliktem z wyznawcami islamu. Muzuł-
manie z jednej strony uznawani są za bezpośrednie zagrożenie polityczne 
i militarne dla mieszkańców Europy. Z drugiej strony natomiast ich władza 
nad Palestyną zaczyna być postrzegana jako coraz bardziej uciążliwa – nie 
tylko dla chrześcijan na Wschodzie, ale i  dla łacinników przejawiających 
coraz większe zainteresowanie Ziemią Świętą. Historiarum libri quin-
que… jednoznacznie dowodzi także, że już w pierwszej połowie XI wieku 
w świadomości Europejczyków było miejsce dla walczących z bronią w ręku 
biskupów i mnichów. W analizowanym dziele widzimy obraz społeczeń-
stwa którego członkowie podejmowali wiele różnorodnych działań dają-
cych nadzieję na odpuszczenie grzechów. Ukoronowaniem wspomnianych 
powyżej, przybierających różnorodne formy praktyk religijnych niewątpli-
wie mogła się stać otwierająca drogę do zbawienia śmierć w walce z wro-
gami wiary. Z tej perspektywy krucjaty mogą być postrzegane jako naturalna 
konsekwencja wymienionych wcześniej oczekiwań i związanych z nimi sta-
rań (Bull, 1993). Tak ukształtowane i  przygotowane społeczeństwo kilka 
dekad później potrzebowało tylko niewielkiego impulsu, by przystąpić do 
ogromnego przedsięwzięcia, jakim były wyprawy krzyżowe 4. 

Postawienie tezy, że Rudolf Glaber był wyrazicielem poglądów, z któ-
rymi w ostatnich latach pierwszej połowy XI wieku utożsamiali się wszyscy 

4	 Jak napisał przywołany wcześniej Edward Gibbon: “A slighter provocation inflamed the more 
irascible temper of their descendants: a new spirit had arisen of religious chivalry and papal 
dominion : a nerve was touched of exquisite feeling; and the sensation vibrated to the heart of 
Europe” (Gibbon, 1844).
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mieszkańcy Europy Zachodniej, byłoby zapewne poważnym naduży-
ciem. Niemniej jednak możemy stwierdzić, że w jego Kronikach widzimy 
społeczeństwo, w którym rozwijają się idee zapowiadające przyszłą kru-
cjatę. Wielki projekt Urbana II zakończył się swego rodzaju sukcesem, 
ponieważ opierał się na fundamentach budowanych od dawna i odwoły-
wał się do koncepcji, które rozwijały się w świadomości Europejczyków 
przynajmniej od kilku dekad (Rayborn, 2013). W tekście zatytułowanym 
Zwierciadło na gościńcach Europy końca świata Krzysztof Skwierczyński 
zastanawiał się, czy Kroniki Rudolfa Glabera są „zwierciadłem”, w któ-
rym odbijała się milenijna rzeczywistość, czy może raczej „szklaną kulą”, 
w której można zobaczyć przyszłość (Skwierczyński, 2020). W mojej oce-
nie, jeśli uważnie zajrzymy do wnętrza tej szklanej kuli, to zobaczymy 
w  niej społeczeństwo, które pół wieku później wyruszyło na wielką 
wyprawę i rozpoczęło trwającą ponad dwa stulecia epokę krucjat. 
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Uwagi o poźnośredniowiecznych 
i nowożytnych peregrynacjach podejmowanych 

przez braci kaznodziejów

S treszczenie         

Celem artykułu jest zapoznanie czytelnika z pielgrzymkami podejmowanymi 
przez dominikanów z prowincji polskiej i ruskiej w późnym średniowieczu 
(druga połowa XV w.) oraz w okresie nowożytnym (XVI–XVIII w.). Zgodnie 
z konstytucjami dominikańskimi wszyscy bracia przed opuszczeniem swojej 
prowincji potrzebowali specjalnego pozwolenia wydanego przez ich władze. 
Zezwolenia takie znajdują się wśród innych materiałów, które zostały przy-
gotowane do przyszłej edycji przez o. R.F. Madurę i są obecnie przechowy-
wane w bibliotece krakowskiego klasztoru dominikanów oraz w Archiwum 
Polskiej Prowincji Dominikanów. Studiowanie takich zezwoleń pozwala zna-
leźć miejsca, które były tak ważne dla ich religijności, jak Bolonia, Rzym czy 
Soriano.

S Ł O WA  K LU C Z E : 	 średniowiecze, okres nowożytny, dominikanie, 
pielgrzymi, pielgrzymka, Rzym, Bolonia, Santiago 
de Compostella, Soriano

A B S T RAC T

Notes on Late Medieval and Modern Peregrinations Undertaken by 
Preaching Friars

The aim of the article is to acquaint the reader with the pilgrimages made 
by Dominicans from the Polish and Ruthenian provinces in the late Mid-
dle Ages (second half of the 15th century) and in the modern period (16th–
18th centuries). According to the Dominican Constitutions, before leaving 
their province, all friars needed special permission from their authorities. 
Such permissions, among other materials, were collected for future edition by 
Fr. R.F. Madura and today are kept in the library of the Krakow Dominican 
Monastery and in the archive of the Polish Dominican Province. The study of 
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such permissions allows to find places that were so important for their religi-
osity, such as Bologne, Rome or Soriano.

K E Y W O R D S :  	Middle Ages, modern period, Dominicans, pilgrims, pilgrimage, 
Rome, Bologna, Santiago de Compostella, Soriano

Dominikanie Obserwanci mieli także na Rusi klasztory, a  to za stara-
niem o. Ambrożego Skopowskiego, ze wszech miar męża uczonego i pra-
wego (…) [który] złożył śluby zakonne w klasztorze lwowskim, gdzie też 
wykształcił się na profesora teologii, a jako kaznodzieja zawołany, zjednał 
sobie powszechną życzliwość. Lecz dążąc do wyższej doskonałości zakon-
nej, dwa razy pieszo odbył pielgrzymkę do Rzymu (….). Przychylność 
magnatów polskich wzrastała codziennie, zwłaszcza że i Jan III, król pol-
ski, oceniając zasługi Skopowskiego, obrał go spowiednikiem swoim. Po 
raz trzeci puścił się był do Rzymu, lecz zasłabłszy w drodze, wstąpił do 
klasztoru jędrzejowskiego Cystersów, w którym dnia 9go grudnia 1705 r. 
życie swe pracowite zakończył (Barącz, Rys dziejów, 1861, t. II, 514–515). 

Tymi słowami wybitny historiograf dominikański o. Sadok Barącz scha-
rakteryzował postać królewskiego spowiednika i  założyciela klasztoru 
dominikanów obserwantów we Lwowie. 

Kiedy dotarliśmy do gospody, spotkaliśmy dwóch ojców dominikanów 
z  Polski, z  prowincji ruskiej, z  klasztoru lwowskiego, którzy wracali 
z Rzymu po trzech miesiącach pobytu w klasztorze ojców dominikanów. 
Zapytani, z jakich środków utrzymywali się w Rzymie, odpowiedzieli, że 
każdego dnia odprawiali msze w intencji tego klasztoru, a oprócz tego za 
każdy dzień od jednej osoby dawali jednego paula (…). Owi ojcowie byli 
w Rzymie, aby w Stolicy Apostolskiej uzyskać zgodę na koronację [obrazu] 
Najświętszej Marii Panny w  ich kościele lwowskim, sławnego z cudów. 
W celu uzyskania takiego zezwolenia mieli list od najjaśniejszego króla, 
od najjaśniejszego biskupa, a także od wielu możnowładców i dostojni-
ków Królestwa. Posiadali także spis cudów potwierdzonych dokumentem 
najjaśniejszego ordynariusza miejsca, [poświadczający], że naprawdę się 
wydarzyły. Mimo to odbyło się w Rzymie badanie sprawy przez kardyna-
łów, a [ojcowie] uzyskali pomyślne rozstrzygnięcie swej prośby. Dlatego 
też z  radością i  uniesieniem powracają do swoich. Z  Rzymu do Padwy 
prowadził ich woźnica, któremu dali dwadzieścia cztery złote węgierskie 
od osoby. Za drogę z Padwy aż do Wiednia dali mu po dwadzieścia pięć 
złotych węgierskich (Zawadzki Remigii, 2014 1).

1	 Zob. też Rok, 2017, s. 207.
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W powyższych uwagach o. Barącza, jak również w diariuszu o. Zawadz-
kiego należy podkreślić fakt odbycia peregrynacji do Rzymu. Zagadnienie 
to zasługuje na uwagę, albowiem w  dominikańskich archiwach można 
odnaleźć nader interesujące źródła obrazujące ruch pątniczy u  schyłku 
wieków średnich oraz w epoce nowożytnej. Tematyka dziejów pielgrzy-
mek posiada ogromną literaturę, do niedawna badacze koncentrowali się 
głównie na epoce średniowiecza 2, przybliżając zarówno tzw. peregrina-
tiones maiores (Manikowska, 2008) czy wydając poszczególne relacje (np. 
Loca peregrinationis terre sancte, 2006; Pielgrzymka Piotra Rindfleischa…, 
2005; Starzyński, 2012, s. 147–157.). W ostatnich latach można zaobser-
wować wzrost zainteresowania badaczy tematyką pielgrzymek i podróży 
w  epoce nowożytnej 3. Osobno należy wspomnieć obszerną literaturę 
przedmiotu traktującą o  pielgrzymkach związanych z  nowożytnymi 
latami świętymi 4. Relacje z  nowożytnych peregrynacji podejmowanych 
z  obszarów Rzeczypospolitej wydawane są choćby w  ramach serii Pere-
grinationes Sarmatarum 5. Co warte podkreślenia, analizowane są zagad-
nienia związane z pielgrzymkami podejmowanymi przez duchownych, 
którzy pozostawili niezwykle cenne relacje, choćby z podróży do Rzymu 6. 

2	 Można dla przykładu przytoczyć 4074 rekordów bibliograficznych poświęconych pielgrzym-
kom w  średniowieczu odnotowanych przez Brepolis Medieval and Early Modern Biblio-
graphies. Pozyskano z: http://cpps-1brepolis-1net-1jhilwn4r0fc5.hps.bj.uj.edu.pl/bmb/search.
cfm?action=search_simple_result&startrow=1&search_order=year_desc&add_to_search_
history=0&log_simplesearch=1&source=IMB&source=BCM&source=IBHR&allfields=pi
lgrimage&author=&class_01=All+Academic+Disciplines&class_02=All+Geographical+ 
Areas&century_from=&century_to= (dostęp: 08.12.2022).

3	 Zob. Rok i Wolański, red., 2016; Rok, 2005; Kaczmarek, 2020 (tam dalsza literatura); Saczyń-
ska i Wółkiewicz, red., 2012; por. Żal-Kędzior, 2010; Ossowska-Kulińska, 2022. Odnośnie do 
podróży podejmowanych w  nowożytnej Europie zob. klasyczne rozprawy: Mączak, 1980; 
Sajkowski, 1973; Kucharski, 2013. Osobno należy wspomnieć także o  studiach przybliżają-
cych tzw. peregrynacje akademickie tak popularne w nowożytnej Europie, zob. np. klasyczne 
uwagi: Barycz, 1938; Barycz, 1971; spośród nowszej literatury przedmiotu: Markiewicz, 2011; 
Kamecka, 2012; Żołądź-Strzelczyk, 1996; Żołądź-Strzelczyk, 2020. Obszerne omówienie lite-
ratury przedmiotu traktującej o podróżach wraz z edycjami źródłowymi zawiera erudycyjny 
artykuł Markiewicz, 2022, s. 81–87.

4	 Zob. np. Smołucha, 2000, s. 221–244; Kowalski, 2015, s. 33–37; Rok, 2001b, s. 306–310. Por. 
klasyczne uwagi autorstwa Loret, 1930. Zob. też rozprawę doktorską napisaną pod kierunkiem 
prof. dr hab. Jana Malickiego przez Musialik, 2011. 

5	 Zob. szerzej Wolski, 2021.
6	 Zob. szerzej uwagi Rok, 2014a, s.  197–216 oraz uwagi związane z  podróżami podejmowa-

nymi przez reformatów na kapituły odbywane w Rzymie: Arakiełowicz Symphoriani, 2016, 
s.  XII–XIV; Duchniewski, 2010, s.  61–77; por. Zawadzki, 2014, s.  VIII–X; por. Kurzyński, 
2018, s. 88–108. Zob. też: Rok, 2001a, s. 455–465; Rok, 2010, s. 245–264; Rok, 2011, s. 9–23; 
Rok, 2017, s. 199; Wojtkiewicz-Rok i Rok, 2017, s. 823–830; Wolański, 2011, s. 29–30. Odnoś-
nie do zagadnienia podróży duchownych zob. szerzej zbiór studiów: Quirini-Popławska 
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Biorąc pod uwagę zarówno rangę Wiecznego Miasta jako centrum piel-
grzymkowego, jak również fakt konieczności załatwiania spraw związa-
nych z posługą duszpasterską czy obowiązkami zakonnymi (przykładowo 
były to podróże w związku z odbywającymi się kapitułami generalnymi), 
itineraria spisane przez zakonników stanowią wyjątkowe źródła 7.

W przypadku informacji o podróżach i pielgrzymkach realizowanych 
przez przedstawicieli zakonu braci kaznodziejów najważniejsze zna-
czenie posiada niezwykle bogata w  bezcenne wręcz opisy relacja gdań-
skiego dominikanina Martina Grunewega. Pozostawił on nader cenne 
źródło, niejednokrotnie pozwalające rzucić nowe światło nie tylko na rea-
lia ówczesnej Rzeczypospolitej, ale i – co bardzo istotne – na architekturę 
sakralną 8. To bezsprzecznie wyjątkowe źródło narracyjne zasługuje na 
szczególną uwagę i było już przedmiotem zainteresowań licznych bada-
czy. Sygnalizując zagadnienie pielgrzymek dominikanów, należy wspo-
mnieć o cennych uwagach Krzysztofa Kaczmarka odnośnie do podróży 
wielkopolskich dominikanów w epoce średniowiecza. Autor ten zwrócił 
uwagę na aspekt prawny podejmowanych przez zakonników podróży, 
analizując ustawodawstwo zakonne 9. 

Warto jednakże przyjrzeć się pewnemu specyficznemu typowi źródła, 
jak dotąd niewyzyskanemu przez badaczy, informującemu o  zamiarze 
podjęcia peregrynacji przez danego zakonnika, jakim są zgody wyrażane 
przez władze zwierzchnie rezydujące w Rzymie 10. Należy bowiem pod-
kreślić, że żaden z  braci bez posiadania wspomnianej zgody nie mógł 
opuścić swego konwentu, co regulowały postanowienia zakonne 11. A właś-
nie te źródła przynoszą szereg istotnych informacji odnośnie do zarówno 
motywacji zakonników, okoliczności samej pielgrzymki, jak i  – co 

i Burkiewicz, 2014. Zob. też uwagi związane z pielgrzymkami podejmowanymi do Rzymu: 
Kwapis, jak również zbiór studiów: Rok i Wolański, 2016.

7	 Zob. szerzej serię Peregrinationes Sarmatarum: Lanhaus, 2014; Zawadzki, 2014; Bohusz, 2014; 
Kleczewski, 2016; Arakiełowicz, 2016; zob. też Filipecki, 2014; zob. też uwagi Rok, 2014b, 
s. 316 i n.

8	 Zob. szerzej Die Aufzeichnungen des Dominikaners Martin Gruneweg (2008); spośród szero-
kiej literatury traktującej o gdańskim dominikaninie zob. np. Bues, 2009, s. 65–89; Skoczyński, 
2020, 225–238 (tam dalsza nowsza literatura przedmiotu). 

9	 Zob. szerzej Kaczmarek, 2008b, s. 55–58; zob. też Kaczmarek, 2008a, s. 147–151.
10	 Odnośnie do kwestii nowożytnych paszportów pielgrzymich i zgód na peregrynacje zob. sze-

rzej uwagi Loret, 1930, s. 226–227, 232. W związku ze średniowieczem zob. Szymborski, 2008, 
s. 307–313; zob. też Szymborski, 2007, s. 143–153.

11	 Zob. szerzej przegląd regulacji zakonnych normujących kwestię przemieszczania się zakonni-
ków zawarty w pracy Summarium constitutionum declarationum et ordinationum, 1619, s. 218–
220. Zob. też przegląd rozporządzeń regulujących fakt udawania się do kurii rzymskiej tamże, 
s. 220–221.
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oczywiste – co do miejsca, do którego chciał udać się przedstawiciel zakonu 
braci kaznodziejów. 

Dzięki tytanicznej pracy o. Romana F. Madury, który przez lata przy-
gotowywał edycję akt kapituł prowincjalnych, dysponujemy wypisami 
z archiwaliów przechowywanych w Archivum Generale Ordinis Praedi-
catorum w Rzymie przy Basilica di Santa Sabina all’Aventino 12. Są one 
pomieszczone jako dodatek do wydanych drukiem akt kapituł jako cz. II 
Supplementu ex registris litterarum magistrorum et procuratorum generalium 
(a. 1451–1600) w pomnikowej pracy ogłoszonej drukiem w 1972 r. w Rzy-
mie przez Pontificium Institutum Studiorum Ecclesiastocorum pt. Acta 
Capitulorum Provinciae Poloniae Ordinis Praedicatorum 13. Prócz przygoto-
wanej edycji akt kapituł prowincjalnych (drukiem ukazał się jedynie tom 
pierwszy), pozostających w maszynopisie a przechowywanych zarówno 
w Bibliotece Dominikanów w Krakowie, jak i Archiwum Polskiej Prowin-
cji Dominikanów w Krakowie, o. Madura przygotował także wspomniane 
wypisy zatytułowane Supplementum. Przywołane wypisy pomieszczone są 
w  dwóch częściach jako tom 3 pt. Supplementum ex Registris litterarum 
magistrorum et procuratorum generalium OP (A. 1608–1701) 14 oraz Supple-
mentum ex registris actorum regiminis rev. morum magistrorum generalium 
et procuratorum generalium OP (a. 1700–1800), cz. 2, który dzieli się znów 
na dwa tomy 15. Pośród setek zapisów odnajdujemy tam zgody na odbycie 
pielgrzymek. Z registrów wyłania się interesujący obraz motywacji, jaka 
przyświecała nowożytnym dominikanom. Pośród loca sacra, co zrozu-
miałe, pojawiają się Wieczne Miasto 16, Santiago de Compostela czy Zie-
mia Święta. Osobno należy wyszczególnić peregrynacje do miejsc zwią-
zanych z kultem św. Dominika. Bracia kaznodzieje zwracali się bowiem 
z  prośbami o  wyrażenie zgody na nawiedzenie tak ważnego miejsca, 
jakim była Bolonia, z relikwiami założyciela zgromadzenia czy o wyraże-
nie zgody na pielgrzymkę do Soriano, gdzie od XVI wieku znajdował się 
cudowny obraz – portret założyciela zgromadzenia.

Lakoniczny charakter tego źródła w znacznej większości uniemożli-
wia dokładniejsze prześledzenie samej pielgrzymki. Sporadycznie napot-
kać można informacje o zagrożeniach czyhających na podróżujących do 

12	 Odnośnie do znaczenia przygotowywanego przezeń wydawnictwa zob. uwagi Szymborski, 
2017, s. 104–111 (tam dalsza literatura).

13	 W tekście przywoływane jako Madura, Acta Capitulorum.
14	 Ponieważ numeracja tomów odnosi się do zbiorów poszczególnych akt kapituł, w poniższym 

tekście przyjęto oznaczenie Madura, cz. 1 dla tegoż tomu.
15	 W tekście przywoływany jako Madura, cz, 2, t. 1 oraz Madura, cz. 2, t. 2.
16	 Odnośnie do nowożytnych peregrynacji podejmowanych do Rzymu z terenów Rzeczypospoli-

tej zob. uwagi Müller, 1986, s. 357–365; Müller, 1989, s. 553–574.
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Wiecznego Miasta zakonników (zob. Madura, cz. 2, s. 3–4). Dysponujemy 
rzadkimi informacjami o motywacji lub okolicznościach podejmowanej, 
a raczej planowanej podróży do Włoch czy innych krajów. Do wyjątków 
należy odnotowana informacja o ślubach odbycia pielgrzymki do Rzymu, 
które zostały złożone w czasie poważnej choroby przez o. Zygmunta Mie-
rzewskiego 17 (zgoda z 6 maja 1730 r. (Madura, cz. 2, t. 1, s. 250) czy zgoda 
na udanie się do Rzymu w celu odwiedzenia matki – dokument taki otrzy-
mał 13 lipca 1483 r. o. Krzysztof z konwentu w Kościanie (Madura, Acta 
Capitulorum, nr 29, s. 605). Najczęściej dość enigmatycznie wyjaśniano 
pragnienie odbycia pielgrzymki, podkreślając aspekty religijne mówiące 
o  osobistej dewocji czy wspominano pragnienie wypełnienia bliżej nie-
określonych ślubów 18. Tak też 19 lutego 1661 r. zaznaczono przy zgodzie 
dla o. Ludwika Tretecio – lektora 19, który udawał się z powodów religij-
nych ad sancta Apostolorum Limina (Madura, cz.  1, s.  177). Natomiast 
w  odniesieniu do Wojciecha Drohibickiego (Drohobicki) 20, który prze-
bywał wówczas w Padwie 21, odnotowano jedynie pragnienie zrealizowa-
nia poczynionych ślubów (zapiska z 22 grudnia 1691 r. – Madura, cz. 1, 
nr 125, s. 333; zob. też zgodę wystawioną dla o. Alberta Siekielewicza 22 15 
grudnia 1696 r. – Madura, cz. 1, nr 266, s. 355), podawano także równie 
lakonicznie określoną motywację jako devotionis causa, jak miało to miej-
sce w  odniesieniu do Mistrza Świętej Teologii Dominika Frydrychowi-
cza 23 9 maja 1693 r. (Madura, cz. 1, nr 145, s. 336) czy o. Henryka Cosa-
wolskiego – tu zapis z 1703 r. (Madura, cz. 2, t. 1, s. 14). W odniesieniu do 

17	 W poniższym tekście przyjęto zasadę odsyłania do podstawowego zespołu źródeł służącego do 
identyfikacji poszczególnych zakonników, jakim jest Kartoteka biograficzna dominikanów pol-
skich. Ponieważ niniejszy tekst ma na celu zobrazowanie pewnego zjawiska, jakim były piel-
grzymki podejmowane przez dominikanów, zrezygnowano z zasady przytaczania biogramów 
poszczególnych zakonników. Odnośnie do postaci o.  Mierzeńskiego/Mierzewskiego pełnią-
cego m.in. obowiązki przeora w Sieradzu zob. szerzej APPD, rkps Kn 73 Kartoteka biograficzna 
dominikanów polskich (dalej przywoływane jako: APPD, rkps Kn 73): litera m – Mierzeński 
Sigismundus.

18	 Zob. choćby zgodę wystawioną dnia 13 lipca 1477 r. dla o. Mikołaja z Wrocławia z konwentu 
krakowskiego, który udawał się do Rzymu pro voto patris: Madura, Acta Capitulorum, nr 81, 
s. 590.

19	 Zob. szerzej adnotacje dotyczące przeora w Żninie, Sieradzu i Wronkach APPD, rkps Kn 73: 
litera t – Tretetius Ludovicus.

20	 Zob. szerzej adnotacje dotyczące przeora w Poznaniu, Wronkach APPD, rkps Kn 73: litera d – 
Drohobicki Albertus

21	 Odnośnie do studiów w Padwie zob. uwagi Świętochowski i Chruszczewski, 1975, s. 504.
22	 Zob. szerzej adnotacje dotyczące regensa studium generalnego warszawskiego APPD, rkps 

Kn 73: litera s – Siekielewicz Albertus (Siekielowic).
23	 Zob. szerzej biogram o. Dominika Frydrychowicza: Miławicki i Szymborski, 2010, s. 204–207.



Wiktor Szymborski – Uwagi o poźnośredniowiecznych i nowożytnych peregrynacjach

559

o. Samuela Kernera 24 z polskiej prowincji – zapis z 26 marca 1695 r. – któ-
rego motywacja została identycznie określona, wiemy ponadto, że przeby-
wał on wówczas na studiach w Padwie, albowiem uzyskał również zezwo-
lenie na złożenie egzaminu na lektora w tymże klasztorze (Madura, cz. 1, 
nr 214, s. 346). Podobnie z faktem odbywania studiów w Bolonii należy 
wiązać pielgrzymkę o. Wiktoryna Bienkowskiego 25, który zgodę pozyskał 
19 maja 1695 r. Jak odnotowano, po nawiedzeniu Rzymu uzyskał zezwo-
lenie na odbycie egzaminu lektorskiego w Bolonii (Madura, cz. 1, nr 217, 
s.  346). Analogicznie było w  przypadku o.  Michała Steckiego 26 (zgoda 
z 11 maja 1697 r.), który jako studens formalis 27 przebywał w Bolonii, gdzie 
również uzyskał zgodę na odbycie egzaminu lektorskiego (Madura, cz. 1, 
nr 279, s. 358). Studens formalis przebywający w Bolonii o. Florianus Kar-
koszewski 28 uzyskał 30 grudnia 1719 r., podobnie o. Rajmund Jezierski 29 
otrzymał z konwentu (Fiezulano zob. przypis nr 30) zgodę na podróż do 
Rzymu (Madura, cz. 2, t. 1, s. 114).

Zakonnicy przebywający na studiach we włoskich klasztorach nie-
jednokrotnie zwracali się z prośbą o wyrażenie zgody na peregrynacje do 
Rzymu. Taką zgodę (20 stycznia 1663 r.) uzyskał o. Norbert Sliceski, który 
następnie miał powrócić do Bolonii w celu ukończenia studiów (Madura, 
cz. 1, nr 4, s. 195). Natomiast 12 lipca 1749 r. o. Florus Bieniaszewski 30 
z  konwentu przemyskiego, udający się na studia do Bolonii, uzyskał 
zgodę na nawiedzenie Rzymu i powrót do swej prowincji (Madura, cz. 2, 
t. 2, s. 449).

Czasem o  zgodę na podróż do Rzymu występowano w  momencie, 
kiedy bracia po zakończeniu studiów powracali do swojej prowincji bądź 
dopiero zamierzali rozpocząć edukację na włoskich uczelniach, tak było 
choćby w  odniesieniu do o.  Antonio Bendkowskiego (kwiecień 1663  r.) 
(Madura, cz.  1, nr  5, s.  195). Poniższe przykłady ilustrują natomiast 

24	 Zob. szerzej adnotacje dotyczące o. przeora APPD, rkps Kn 73: litera k – Kerner Samuel. 
25	 Odnośnie do studiów w Bolonii zob. uwagi: Świętochowski i Chruszczewski, 1975, s. 538; zob. 

też APPD, rkps Kn 73: litera b – Bieńkowski Victorinus (Bienkowski, Bińkowski).
26	 Odnośnie do postaci o. Steckiego zob. uwagi Świętochowski i Chruszczewski, 1975, s.  501; 

por. APPD, rkps Kn 73: litera s – Stecki Michael.
27	 Odnośnie do dziejów dominikańskiego systemu nauczania zob. szerzej uwagi Świętochowski, 

s. 213 i n.
28	 Zapewne zapis odnosi się do Florusa Karkoszewskiego, zob. Świętochowski i Chruszczewski, 

1975, s. 507; por. APPD, rkps Kn 73: litera k – Karkoszewski Florus (Florianus).
29	 Zob. wzmiankę o złożeniu lektoratu w klasztorze we Florencji przez Rajmnda Jezierskiego: 

Świętochowski i Chruszczewski, 1975, s. 507; zob. szerzej adnotacje dotyczące biskupa bakow-
skiego Rajmunda Jezierskiego: APPD, rkps Kn 73: litera j – Jezierski Raymundus. 

30	 Zob. Świętochowski i Chruszczewski, 1975, s. 511; zob. szerzej APPD, rkps Kn 73: litera b – 
Bieniaszewski Florus.
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wspomnianą pierwszą tendencję. Tak postąpił o.  Ludwik Szczaniecki 
(Sczaniecki) 31 (3 listopada 1691 r.), który ukończywszy studia w Medio-
lanie, pragnął nawiedzić z  powodów religijnych Rzym (Madura, cz.  1, 
nr 119, s. 332). Ojciec Karol Gluk z Polski po studiach w Cremonie, zanim 
powrócił do swej prowincji, pozyskał zgodę na nawiedzenie Rzymu 
(z 15 grudnia 1696 r.) (Madura, cz. 1, nr 264, s. 355). Podobnie o. Michał 
Stocki po ukończeniu studiów w Bolonii uzyskał zgodę na nawiedzenie 
grobów Piotra i Pawła (z 26 marca 1697 r.) (Madura, cz. 1, nr 271, s. 356). 
Listę dominikanów studiujących we włoskich uczelniach nawiedzających 
Rzym należy poszerzyć o o. Tomasza Marczewicza 32, studenta w Cremo-
nie, który zgodę pozyskał 24 sierpnia 1709 r. (Madura, cz. 2, t. 1, s. 48). Po 
ukończeniu studiów teologicznych ponownie pozyskał stosowną zgodę 
26 marca 1712 r. (Madura, cz. 2, t. 1, s. 62). 11 sierpnia 1714 r. o. Sewe-
ryn Oczkowski 33, przebywający w Neapolu, uzyskał zezwolenie na nawie-
dzenie Rzymu w czasie drogi powrotnej do ojczyzny (Madura, cz. 2, t. 1, 
s. 78). Analogiczne dokumenty wystawiono: 25 kwietnia 1722 r. dla o. lek-
tora Rajmunda Jezierskiego (Madura, cz. 2, t. 1, s. 128), 8 kwietnia 1724 r. 
dla o.  Wawrzyńca Poradowskiego 34, studenta w  Faventiae 35 (Madura, 
cz. 2, t. 1, s. 156), 15 maja 1726 r. dla o. Ambrożego Stankiewicza 36, stu-
denta w Bolonii (Madura, cz. 2, t. 1, s. 175), 16 kwietnia 1729 r. dla o. lek-
tora Dionizego Piotrowskiego 37, studenta w Bolonii (Madura, cz. 2, t. 1, 
s.  227), 5 listopada 1735  r. dla o.  Symforiana Ponińskiego 38, studenta 
w Bolonii (Madura, cz. 2, t. 1, s. 380), 1 października 1735 r. dla o. Fran-
ciszka Bernicza 39, studenta w Padwie (Madura, cz. 2, t. 1, s. 384), 4 lutego 
1736  r. dla o.  Ambrożego Gericka 40, studenta w  Mediolanie (Madura, 
cz. 2, t. 1, s. 391), 2 maja 1750 r. dla o. Józefa Wiktora 41, studenta w Bolo-
nii (Madura, cz.  2, t.  2, s.  463), 7 października 1752  r. dla o.  Tomasza 

31	 Zob. też Świętochowski i Chruszczewski, 1975, s. 504; zob. szerzej APPD, rkps Kn 73: litera 
s – Szczaniecki Ludovicus (Sczaniecki).

32	 Zob. szerzej APPD, rkps Kn 73: litera m – Marczewicz Thomas.
33	 Zob. szerzej APPD, rkps Kn 73: litera o – Oczkowski Severinus.
34	 Zob. szerzej APPD, rkps Kn 73: litera p – Poradowski Laurentius.
35	 Faenza.
36	 Zob. Świętochowski i Chruszczewski, 1975, s. 508.
37	 Zob. Świętochowski i Chruszczewski, 1975, s. 508; zob. szerzej APPD, rkps Kn 73: litera p – 

Piotrowski Dionysius.
38	 Zob. szerzej APPD, rkps Kn 73: litera p – Poniński Symphorianus.
39	 Zob. szerzej APPD, rkps Kn 73: litera b – Bernicz Franciscus.
40	 Zob. Świętochowski i Chruszczewski, 1975, s. 510; zob. szerzej APPD, rkps Kn 73: litera g – 

Gerick Ambrosius (Gerich, Gerigk).
41	 Zob. Świętochowski i Chruszczewski, 1975, s. 511.
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Hendla 42, studenta w Bolonii (Madura, cz. 2, t. 2, s. 470), 6 lipca 1753 r. 
dla o. Jana Cantie (Kanty) Głowackiego 43, studenta w Bolonii (Madura, 
cz. 2, t. 2, s. 473).

Podróż do Rzymu była nieodzowna w  momencie, kiedy starano się 
o wypełnianie różnych zobowiązań zakonnych, a także w związku z podej-
mowanymi negocjacjami lub załatwianiem rozmaitych spraw w urzędach 
kurii papieskiej 44. W tym celu udał się do Rzymu przeor opatowski o. Kazi-
mierz Napolski 45, który następnie nawiedził rzymskie bazyliki (23 czerwca 
1693 r.) (Madura, cz. 1, nr 153, s. 337). Pragnął on bowiem pozyskać sto-
sowne nadania indulgencji dla konwentu dominikańskiego (zgoda na 
podróż z dnia 14 marca 1693 r. Madura, cz. 1, nr 142, s. 335). Kolejne nie-
jako urzędowe podróże do Rzymu należy wiązać z  osobą o.  Dominika 
Frydrychowicza.  1 stycznia 1695  r. Mistrz Świętej Teologii o.  Dominik 
Frydrychowicz uzyskał zezwolenie na załatwienie pewnych spraw w Rzy-
mie (Madura, cz. 1, nr 207, s. 345), a pobyt w mieście z całą pewnością 
należy łączyć z nawiedzeniem najważniejszych rzymskich bazylik. Ana-
logiczną zgodę na udanie się do Rzymu uzyskał 11  sierpnia 1696 r. lek-
tor i przeor konwentu samborskiego o. Jacek Lubowidzki 46. Podróż ta była 
nieodzowna w związku z koniecznością rozwiązania spraw związanych 
z diecezją przemyską (Madura, cz. 1, nr 255, s. 353). Ponownie o.  Jacek 
Lubowidzki zgodę uzyskał 14 marca 1711 r. (Madura, cz. 2, t. 1, s. 57, 65). 
W odniesieniu do o. Benedykta Duczyńskiego wiadomo, że o zgodę zabie-
gał o.  Seweryn Oczko, przeor krakowski, a  wspomniany zakonnik miał 
rozwiązać bliżej nieznane sprawy konwentu – zgoda została udzielona 7 
kwietnia 1725  r. (Madura, cz. 2, t.  1, s.  166). 24 marca 1728  r. zgodę na 
podróż do Rzymu uzyskał o. Albert Balcerkowicz 47 udający się tam w spra-
wach konwentu poznańskiego (Madura, cz. 2, t. 1, s. 203) 48. 

Osobną kategorię stanowią zezwolenia wystawione w związku z pla-
nowaną peregrynacją do Rzymu przypadającą w czasie trwania roku świę-
tego. Ojciec Jan Piotr z konwentu krakowskiego, który przybył do Rzymu, 

42	 Zob. Świętochowski i Chruszczewski, 1975, s. 512; zob. szerzej APPD, rkps Kn 73: litera h – 
Hendel Thomas.

43	 Zob. Świętochowski i Chruszczewski, 1975, 512; zob. szerzej APPD, rkps Kn 73: litera g – Gło-
wacki Joannes Cantius.

44	 Zob. przykładowo uwagi dotyczące franciszkanów i  ich aktywności w  Rzymie w  związku 
z rozpatrywaniem spraw zakonnych: Rok, 2000, 297–298, 300; Rok, 2001b, s. 307; Rok, 2010, 
s. 260; Rok, 2011, s. 9 i n.; Rok, 2014b, s. 317. Zob. też Loret, 1930, s. 225.

45	 Zob. też uwagi Świętochowski i Chruszczewski, 1975, s. 500; zob. szerzej APPD, rkps Kn 73: 
litera n – Napolski Casimirus. 

46	 Zob. szerzej APPD, rkps Kn 73: litera l – Lubowidzki Hyacinthus (Lubowiedzki, Lubowicki). 
47	 Zob. szerzej APPD, rkps Kn 73: litera b – Balcerkiewicz Albertus, Balcerkowicz. 
48	 Zob. też zgodę na powrót do prowincji z dnia 12 maja 1728 r.: Madura, cz. 2, t. 1, s. 207.
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uzyskał 30 marca 1475 r. zgodę na powrót do swej prowincji i konwentu 
(Madura, Acta Capitulorum, nr 19, s. 583). 13 maja 1475 r. o. Mikołaj Her-
man z konwentu słupskiego został asygnowany do konwentu słupskiego, 
a sam zakonnik nawiedził uprzednio Rzym (Madura, Acta Capitulorum, 
nr 25, s. 584). Biorąc pod uwagę rok wystawienia powyższych dokumen-
tów, można zakładać, że podróż zakonnicy odbyli w związku z przypa-
dającym wówczas jubileuszem. Planując nawiedzenie Wiecznego Miasta 
w czasie trwania roku świętego, stosowną zgodę uzyskał Magister Świętej 
Teologii o. Jan Damascen 13 listopada 1624 r. (Madura, I, nr 30, s. 37–38). 
Biorąc pod uwagę datę wystawienia (28 stycznia 1650 r.), można zakła-
dać, że również podróż o.  lektora Floriana Radomacensiego 49 motywo-
wana była pragnieniem nawiedzenia Wiecznego Miasta w  czasie trwa-
nia roku świętego (Madura, I, nr 35, s. 129). W odniesieniu do o. lektora 
Patrycjusza Liczewicza 50 wyraźnie dookreślono, że pragnie nawiedzić 
Rzym w związku z rokiem świętym (19 sierpnia 1724 r.) (Madura, cz. 2, 
t.  1, s.  159). Kolejna zgoda wydana w 1725  r. nie wspomina co prawda 
o motywacji związanej z jubileuszem chrześcijańskim, ale zbieżność dat 
pozwala założyć, że zakonnik zapewne z tego powodu pragnął udać się 
do Rzymu. Był to o. Benedykt Dunin Szpot 51 z prowincji ruskiej – zgoda 
z dnia 25 listopada 1724 r. (Madura, cz. 2, t. 1, s. 171).

Dzięki poczynionym przez o.  Madurę wypisom dysponujemy także 
wzmiankami o  planowanej pielgrzymce do Rzymu, na którą pozy-
skano stosowną zgodę władz niestety bez doprecyzowania okoliczno-
ści lub podania motywacji danego zakonnika. Wspomnieć tutaj można 
o  Magistrze Świętej Teologii Erazmie Koniuszewskim 52, który uzyskał 
dnia 26 maja 1626 r. zgodę na podróż do Rzymu w towarzystwie socjusza 
o. Hieronima Zegoty (Madura, I, nr 18, s. 36). Tegoż dnia analogiczny 
dokument wystawiono dla o.  Mateusza Lucaszowica, kaznodziei gene-
ralnego, który planował odbycie podróży w  towarzystwie o.  Klemensa 
z konwentu krakowskiego (Madura, I, nr 18, s. 36). Natomiast w marcu 
1634 r. władze zakonne zezwoliły o. Walerianowi Grocholskiemu 53, aby 
w  towarzystwie socjusza Stefana przybył do Rzymu (Madura, I, nr  40, 
s.  64). Władze zwierzchnie zgromadzenia zezwoliły kolejnym zakon-
nikom na podróż do Wiecznego Miasta, nie precyzując bliżej ich 

49	 Zob. szerzej APPD, rkps Kn 73: litera r – Radomski Florianus.
50	 Zob. szerzej APPD, rkps Kn 73: litera l – Liczewicz Patritius (Licewicz, Łyczewicz). 
51	 Zob. szerzej APPD, rkps Kn 73: litera s – Szpot [Dunin] Benedictus, Dunin-Szpot Benedictus.
52	 Zob. szerzej APPD, rkps Kn 73: litera k – Koniuszowski Erasmus (Koniuszewski, Koniuso-

vius, Coninensis). 
53	 Zob. szerzej APPD, rkps Kn 73: litera g – Grocholski Valerianus (Grochowski); Ozorowski, 

1981, s. 585–586.
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motywacji ani nie zezwalając na podróż w towarzystwie socjuszy. Byli to: 
14 grudnia 1474 r. o. Paweł Braxatoris z konwentu w Tczewie (Madura, 
Acta Capitulorum, nr 12, s. 581), 26 lipca 1487 r. o. Jan Cerdonis z kon-
wentu poznańskiego, który po odbyciu pielgrzymki został asygnowany do 
konwentu w Ankonie (Madura, Acta Capitulorum, nr 8, s. 608), 10 marca 
1495 r. o. Jan Piotr z Krakowa (Madura, Acta Capitulorum, nr 5, s. 622), 
27 stycznia 1503  r. o.  Stanisław z  konwentu krakowskiego (Madura, 
Acta Capitulorum, nr  45, s.  639), 14  listopada 1534  r. o.  Walerian oraz 
o.  Wit, kaznodzieja z  konwentu krakowskiego (Madura, Acta Capitu-
lorum, nr  9, s.  660), 8  grudnia 1593  r. o.  bakałarz Mikołaj z  Mościsk 54 
(Madura, Acta Capitulorum, nr  19, s.  686), 7 sierpnia 1623  r. o.  Anto-
nin z Krakowa 55 (Madura, I, nr 1, s. 40), 13 marca 1632 r. o. lektor Anto-
nin Winko 56 (Madura, I, nr 1, s. 74), 6 marca 1655 r. o. Tomasz Dominik 
Kowalski z konwentu piotrkowskiego (Madura, cz. 1, 159–160), 26 maja 
1663 r. o. lektor konwentu poznańskiego Jerzy Borowski 57 (Madura, cz. 1, 
nr 7, s.  196), 12 marca 1667  r. o. Stefan Belina 58 (Madura, cz. 1, nr 35, 
s. 208), 10 marca 1685 r. o. lektor Sylwester Czechnicz 59 (Madura, cz. 1, 
nr 104, s. 303), 5 czerwca 1694 r. o. Kazimierz Galinski pozyskał zgodę 
na peregrynację do Wiecznego Miasta (Madura, cz. 1, nr 182, s. 342), 26 
kwietnia 1698 r. zgodę taką otrzymał lektor o. Tomasz Frydrychowicz 60 
(Madura, cz. 1, nr 307, s. 363 zob. też zgodę na powrót do prowincji pol-
skiej Madura, cz. 1, nr 384, s. 375). W odniesieniu do o. Wacława Zachow-
skiego odnotowano jedynie, że zezwolono mu na udanie się do Rzymu 
po częstych prośbach (w 1699 r. Madura, cz. 1, nr 347, s. 369). W odnie-
sieniu do kolejnych zakonników wzmiankowana jest jedynie zgoda na 
nawiedzenie relikwii Apostołów w Rzymie: 10 październik 1699 r. o. Woj-
ciech Krtel z prowincji polskiej (Madura, cz. 1, nr 354, s. 370), 9 stycz-
nia 1700 Magister Świętej Teologii Florian Straszyński 61 (Madura, cz. 1, 
nr 368, s. 373) z powodu jego religijności; 27 luty 1700 o. Leopold Uli-
ska, który wówczas przebywał w konwencie S. Maria Novella we Floren-
cji (Madura, cz. 1, nr 376, s. 374), 20 marca 1700 o. Ludwik Vadovius 62 

54	 Ozorowski, 1982, s. 118–120.
55	 Zob. szerzej APPD, rkps Kn 73: litera a – Antoninus cantor.
56	 Zob. szerzej APPD, rkps Kn 73: litera w – Winko Antonius.
57	 Zob. szerzej APPD, rkps Kn 73: litera b – Borovius Gregorius, Borówka Gregorius.
58	 Zob. szerzej APPD, rkps Kn 73: litera b – Belina Stephanus, Bylina Stephanus.
59	 Zob. szerzej APPD, rkps Kn 73: litera c – Czechnic Silvester (Czechnicz). 
60	 Zob. szerzej APPD, rkps Kn 73: litera f – Frydrychowicz Thomas.
61	 Zob. szerzej APPD, rkps Kn 73: litera s – Straszynski Florianus (Straszyński).
62	 Zob. szerzej APPD, rkps Kn 73: litera w – Wadowski Ludovicus (Wadowita, Vadovius).
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z Polski (Madura, cz. 1, nr 379, s. 374), 22 maja 1700 o. Atanazy Lasocki 63 
(Madura, cz. 1, nr 385, s. 375–376). Kolejno można wspomnieć choćby 
o. Ludwika Vadoviusa 64, który stosowną zgodę uzyskał 11 września 1706 r. 
(Madura, cz. 2, t. 1, s. 27), o. Floriana Siewierskiego 65 – zgoda 1  stycz-
nia 1707  r. 66 (Madura, cz.  2, t.  1, s.  28), o.  lektora Stanisława Wodzin-
skiego 67 – zgoda 26 kwietnia 1710 r. (Madura, cz. 2, t. 1, s. 50), o. baka-
łarz Placyd Okonski – zgoda 26 kwietnia 1710 r. (Madura, cz. 2, s. 50), 
o. Patrycjusz Liczewicz – zgoda z dnia 27 lutego 1717 (Madura, cz. 2, t. 1, 
s. 89). W odniesieniu do Ludwika Vadoviusa władze zakonne ponownie 
wyraziły zgodę na odbycie peregrynacji ad limina Apostolorum 13 sierpnia 
1708 r., albowiem zaplanowana dwa lata wcześniej podróż nie odbyła się 
z powodu choroby (Madura, cz. 2, t. 1, s. 33) 68. 

Informacje o  zrealizowanych pielgrzymkach czerpiemy również 
z zapisów mówiących o przebywających na terenie Włoch braciach. Część 
z nich po odbyciu pielgrzymki wraca do swych macierzystych klasztorów. 
Przykładowo o.  Kazimierz Garlowski po nawiedzeniu relikwii aposto-
łów powrócił do polskiej prowincji, o czym mówi zapis z 29 października 
1695 r. (Madura, cz. 1, nr 237, s. 350). 

Supplementum o. Madury przynosi informacje o bardzo ciekawej – nie-
licznej co prawda – grupie zakonników, którzy pielgrzymowali do Rzymu 
w  towarzystwie osób świeckich 69. Byli to o.  Józef Marcin Dalczewski 70 
(zgoda z 5 października 1697 r.) czy o. Benedykt Kleihart 71 (31 paździer-
nik 1699 r.) (Madura, cz. 1, nr 285, s. 359, nr 358, s. 371). Ojciec Domi-
nik Gostowski 72 (zgoda 31 październik 1699 r.) mógł udać się do Rzymu 
na przypadający w 1700 roku jubileusz, dołączając do orszaku pancernych 

63	 Zob. szerzej APPD, rkps Kn 73: litera l – Lasocki Athanasius.
64	 Odnośnie do postaci o. Ludwika Wadowskiego i studiów w Padwie zob. uwagi: Świętochowski 

i Chruszczewski, 1975, s. 499, 516.
65	 Zob. szerzej APPD, rkps Kn 73: litera s – Siewierski Florianus.
66	 Pielgrzymkę tę zapewne należy wiązać z  faktem studiów w Bolonii, gdzie uzyskał lektorat: 

zob. Świętochowski i Chruszczewski, 1975, s. 506.
67	 Zob. szerzej APPD, rkps Kn 73: litera w – Wodzinski Stanislaus (Wodziński).
68	 Odnośnie do podróży powrotnej zob. Madura, cz. 2, s. 48.
69	 Zob. też uwagi związane z podejmowanymi przez duchownych podróżami w większej liczbie 

osób w celu zapewnienia bezpieczeństwa: Rok, 2017, s. 200–203; zob. też uwagi o konieczności 
wędrowania w towarzystwie socjusza: Kaczmarek, 2008b, s. 56–57. 

70	 Zob. też informacje o jego studiach w Padwie, gdzie był wykładowcą w klasztorze św. Augu-
styna: Świętochowski i Chruszczewski, 1975, s. 505; zob. szerzej APPD, rkps Kn 73: litera d – 
Dalczewski Josephus.

71	 Zob. szerzej APPD, rkps Kn 73: litera k – Kleinhard Benedictus.
72	 Zob. szerzej APPD, rkps Kn 73: litera g – Gostkowski Dominicus.
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księcia Jakuba, syna króla Jana III Sobieskiego 73 (Madura, cz. 1, nr 359, 
s. 371). Warto także wspomnieć o zgodzie z dnia 30 sierpnia 1755 r. wysta-
wionej dla Magistra Świętej Teologii o. Piotra Tysiarowicza 74 na udanie się 
do Mediolanu i Rzymu w celu nawiedzenia grobów apostołów w towarzy-
stwie osoby spokrewnionej z panem Luszczewskim (Madura, cz. 2, t. 2, 
s. 476).

Lektura wypisów autorstwa o. Madury jasno ukazuje, że w większości 
przypadków zakonnicy zabiegali o zgodę na podróż do Rzymu, aczkol-
wiek można także odnaleźć również inne miejsca tak ważne dla religijno-
ści dominikanów. Ojciec Jakub Leszczyński 75 20 stycznia 1651 r. uzyskał 
zezwolenie władz zakonnych na pielgrzymkę do Soriano 76 w celu uczcze-
nia imaginem s. Dominici P[atri] Nostri (Madura, cz.  1, nr  10, s.  144). 
Cudowny portret św. Dominika pragnął także nawiedzić o. Ludwik Lul-
kowski 77 – zgoda z dnia 10 kwietnia 1666 r. (Madura, cz. 1, nr 26, s. 204).

Należy też wspomnieć o pielgrzymkach skierowanych do bolońskiego 
sanktuarium, w którym znajdują się relikwie założyciela zgromadzenia. 
Zgody na pielgrzymkę otrzymali: 16 kwietnia 1534 r. o. Celestyn Lanski 
(Madura, Acta Capitulorum, nr 2, s. 660), o. Krzysztof Umberti, zakon-
nik z prowincji polskiej – zapis z 17 maja 1687 r. (Madura, cz. 1, nr 13, 
s. 313). Sześć lat później taką zgodę otrzymał lektor o. Florian Dominik 
Laskowski (Madura, cz. 1, nr 158, s. 338). Z całą pewnością listę zakon-
ników nawiedzających relikwie św. Dominika należy poszerzyć o wszyst-
kich zakonników udających się na studia do bolońskiego zakonnego stu-
dium generalnego 78.

Dzięki wieloletniej kwerendzie o.  Madury dysponujemy informa-
cjami o zakonnikach, którzy przebywali we Włoszech, a fakt ten nie wyni-
kał z motywacji religijnej i pragnienia odbycia pobożnej pielgrzymki czy 
to do Bolonii, czy Wiecznego Miasta, aczkolwiek i  takiej motywacji nie 
można wykluczyć. W  odniesieniu do o.  Placyda Smigkiewicza odnoto-
wano (22  stycznia 1695  r.), że powrócił do swej macierzystej prowincji 

73	 Zob. też informacje o peregrynacji podjętej przez Jakuba Sobieskiego: Loret, 1930, s. 196–197, 
211–213. Odnośnie do dziejów peregrynacji królewiczów w XVII wieku z obszarów Rzeczy-
pospolitej zob. uwagi: Osiecka-Samsonowicz, 2015, s. 87–101. Zob. też uwagi o pielgrzym-
kach z  terenów Polski do Rzymu na jubileusz 1700: Rok, 2001b, s. 308 i n.; zob. też uwagi 
o obecności duchownych w orszakach młodzieży szlacheckiej: Rok, 2011, s. 9–10; Rok, 2014b, 
s. 317–318. 

74	 Zob. szerzej APPD, rkps Kn 73: litera t – Tysiarowicz Petrus,
75	 Zob. szerzej APPD, rkps Kn 73: litera l – Leszczyński Jacobus, Jacobus de Leszczyn.
76	 Soriano Calabro.
77	 Zob. szerzej APPD, rkps Kn 73: litera l – Lulkowski Ludovicus.
78	 Zob. szerzej uwagi dotyczące studiów w  Bolonii: Świętochowski i  Chruszczewski, 1975, 

passim.
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polskiej z Italii, gdzie pomimo panujących tam warunków nie został ule-
czony (Madura, cz. 1, nr 209, s. 345). 

W pewnych przypadkach jednakże pobyt w  Italii był spowodowany 
innymi okolicznościami, których można się jedynie domyślać. Dowia-
dujemy się o  nim z  zapisów informujących o  powrocie do macierzy-
stej (polskiej) prowincji. W  tym przypadku należy przytoczyć zapiski 
z 1696 r. Pierwsza z nich (19 maja) odnosi się do o. Alana Geczailiewi-
cza, który zbiegł z polskiej prowincji i udał się do Rzymu (Madura, cz. 1, 
nr 247, s. 352). W odniesieniu do o. Antonina Pudsekowskiego (14 lipca 
1696  r.) zanotowano, że włóczył się po Italii, przez wiele lat żyjąc bez-
bożnie (Madura, cz. 1, nr 253, s.  353). Natomiast o. Tomasz Karbiński 
(30 grudnia 1686 r.) został określony jako clericum fugitivum ex provincia 
Poloniae (Madura, cz. 1, nr 267, s. 355–356). Interesujący jest przypadek 
o. Ryszarda Sawickiego 79 (2 luty 1697 r.) oraz o. Leopolda Zyski (26 kwiet-
nia 1697 r.), odnotowano bowiem, że zbiegli z prowincji polskiej i powró-
cili do swej prowincji (Madura, cz. 1, nr 268, s. 356; nr 276, s. 357).

Kończąc ten przegląd wzmianek mówiących o  podróżach do Italii, 
należy podkreślić, że podróż ta bez stosownych zezwoleń mogła skończyć 
się czasową utratą wolności i  uwięzieniem zakonnika 80. Przekonali się 
o tym choćby o. Jacek Panach 81 z konwentu sieradzkiego, który decyzją 
władz zakonnych z 26 kwietnia 1678 r. został odesłany do swej prowincji 
po tym, jak trafił do więzienia, gdyż udał się do Rzymu bez zgody swych 
władz (Madura, cz. 1, nr 16, s. 287). Zbiegłych do Rzymu z konwentu kra-
kowskiego ojców Tomasza Hilnera oraz Leopolda Nowaka 82 nie spotkał 
aż tak srogi los. Co prawda zostali wtrąceni do więzienia, ale następnie 
skierowano ich na dalsze studia w konwentach włoskich – zgoda z dnia 
15 marca 1731 r. (Madura, cz. 2, t. 1, s. 269).

Lektura wypisów z rzymskich archiwaliów wykazała, że dominikanie 
w przeważającej większości zabiegali o zgodę na pielgrzymkę do Wiecz-
nego Miasta. Spośród innych sanktuariów, do których pielgrzymowali 
bracia kaznodzieje, warto wspomnieć o  zgodzie na nawiedzenie relik-
wii św. Marii Magdaleny znajdujących się nieopodal Marsylii. Stosowną 
licencję pozyskał w  1694  r. pochodzący z  prowincji polskiej o.  Bernard 

79	 Zob. szerzej APPD, rkps Kn 73: litera s – Sawicki Richardus. Co ciekawe, jak informują wypisy, 
pełnił m.in. funkcje przeora w  prowincji ruskiej, stąd ten drobny epizod z  więzieniem nie 
zaszkodził jego karierze w zakonie.

80	 Zob. przykładowo sprawę zbiegłego zakonnika o. Kazimierza Chlebowskiego: Madura, cz. 2, 
t. 1, s. 333, oraz o. Rajmunda Nowakowskiego z dnia 25 września 1780 r.: Madura, cz. 2, t. 2, 
s. 561.

81	 Zob. szerzej APPD, rkps Kn 73: litera p – Panach Hyacinthus (Pannach).
82	 Zob. szerzej APPD, rkps Kn 73: litera n – Nowak Leopoldus, Nowacki Leopoldus.
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Ranzlerowicz (Madura, cz.  1, nr  181, s.  342) oraz o. Reginald Lemky 83 
(zgoda z dnia 6 stycznia 1703 r.), który powracając z Hiszpanii do swej 
prowincji, pragnął nawiedzić sanktuarium Marii Magdaleny (Madura, 
cz.  2, t.  1, s.  14). Prawdziwą rzadkością są natomiast zgody na odbycie 
tzw. peregrinationes maiores. Stosowny dokument zezwalający na podróż 
ad terras sanctam otrzymał w dniu 3 kwietnia 1493 r. o. Piotr z Krakowa 
(Madura, Acta Capitulorum, nr 35, s. 618). Uwzględniając fakt, jak rzadko 
udawano się na pielgrzymkę do grobu św. Jakuba, tak ważne są przy oma-
wianiu pielgrzymek podejmowanych przez dominikanów plany o. Leo-
narda Schlsitae, który uzyskał zezwolenie (dnia 20 marca 1508 r.) na pere-
grynacje do Santiago de Compostela (Madura, Acta Capitulorum, nr 2, 
s. 642).

Powyższe wzmianki źródłowe umożliwiają identyfikację jedynie 
wybranej grupy zakonnych pielgrzymów na podstawie pozyskanych 
przez nich zezwoleń na odbycie peregrynacji. Z  całą pewnością obraz 
wyłoniony na podstawie analizy wypisów o. Madury nie jest kompletny. 
Należy bowiem zakładać, że bracia kaznodzieje, którzy studiowali we 
Włoszech np. w Bolonii, nawiedzali sanktuarium dominikańskie, pragnąc 
uczcić relikwie założyciela zgromadzenia. Stąd listę pielgrzymów należa-
łoby poszerzyć o asygnowanych do konwentów włoskich ojców z polskiej 
prowincji. Warto także nadmienić, że część zakonników podróżowała 
w większym gronie, co wymuszały względy bezpieczeństwa, w zgodach 
pojawia się przecież adnotacja o podróży podejmowanej w towarzystwie 
socjusza. Sam charakter źródła uniemożliwia bliższe przybliżenie samej 
pielgrzymki, warunków, w  jakich ona przebiegała, czy miejsc świętych 
nawiedzanych niejako po drodze do Wiecznego Miasta, takich jak choćby 
sanktuarium w Loreto 84. Warto także nadmienić, że wspomniani w tek-
ście bracia bardzo często pełnili znaczące funkcje w  zakonie, piastując 
w kolejnych latach urząd przeorów, byli także związani z zakonnym stu-
dium. Fakt piastowania wysokich godności w zakonie nie może dziwić, 
albowiem znaczna część z  nich podejmowała pielgrzymki bądź udając 
się na studia, bądź kończąc je i  wracając do swych macierzystych kon-
wentów, a na zagraniczne studia wysyłano przecież najwybitniejsze jed-
nostki. Lista miejsc, do których udawali się zakonnicy, choć z całą pew-
nością daleka od kompletności, ukazuje wyraźną dominację sanktuariów 
zlokalizowanych w  Italii, co było spowodowane między innymi faktem 
studiowania w tamtejszych szkołach, jak również rangą Rzymu.

83	 Zob. szerzej APPD, rkps Kn 73: litera l – Lempki Reginaldus (Lemki, Lembky).
84	 Zob. szerzej uwagi Müller, 1986, s. 364; Müller, 1989, s. 555–567; Loret, 1930, s. 176, 227; por. 

uwagi o trasie, jaką najczęściej wybierali nowożytni duchowni udający się z Polski do Rzymu: 
Rok, 2011, s. 13–14.
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Psychologia różnicowa w poszukiwaniu ἀρχή

A B S T RAC T

Różne są związki pomiędzy psychologią i filozofią jako przejawami kultury. 
W tym metateoretycznym kontekście główny cel zaprezentowanych tutaj roz-
ważań stanowi sprawa specyfiki psychologii różnicowej jako obszaru badań 
psychologicznych. W artykule przedstawiono propozycję dookreślenia tej spe-
cyfiki poprzez wpisanie problematyki psychologii różnicowej, wyraźniej niż 
dotychczas, w ramy tradycji wywodzącej się u swojego zarania z filozofii pre-
sokratejskiej oraz poprzez rekonstrukcję na tym obszarze badawczym pytań, 
które w  sposób explicite mogłyby pełnić tu funkcję pytań naczelnych. Już 
sama możliwość tak zasadniczych zbieżności pomiędzy psychologią a filozo-
fią może skłaniać, niejako na marginesie, do podjęcia przy tej okazji raz jesz-
cze pytania, czy stanowią one pewną konieczność w związku z tymi samymi 
uwarunkowaniami kulturowymi, zgodnie zresztą z tezami konstruktywizmu 
społecznego, czy wynikają jednak z innych powodów.

S Ł O WA  K LU C Z E : 	 psychologia różnicowa, filozofia presokratejska, ἀρχή /
zasada, cecha, στοιχεῖον / element

A B S T RAC T

Differential Psychology in Search of ἀρχή

Certainly, there are various relations between psychology and philosophy as 
phenomena of human culture. In such a metatheoretical context, the main 
aim of this analysis is the question of the specificity of differential psychology 
as a field of research. The paper aims to provide a more precise epistemologi-
cal formula for such specificity by embedding differential psychology, more 
strongly than before, in the tradition that can be traced back to presocratic 
philosophy, and by reconstructing some types of questions that can serve as 
guiding questions in this research area. Incidentally, the perspective of recog-
nizing such a common ground between psychology and philosophy provides 
another opportunity to consider the question of whether these similarities are 
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necessary as phenomena of the same culture, which would be in line with 
social constructivism, or whether they are due to other reasons.

K E Y W O R D S :  	differential psychology, presocratic philosophy, ἀρχή / principle, 
trait, στοιχεῖον / element

1. Starożytne korzenie psychologii różnicowej 

Bez wątpienia jeden z wiodących współczesnych psychologów zajmują-
cych się problematyką różnic indywidualnych, Jan Strelau (2001, s. 15), 
zauważa, że: 

Od kilku dziesięcioleci widoczna jest w psychologii tendencja do ignoro-
wania, a w najlepszym razie do niedoceniania wkładu, jaki w daną dzie-
dzinę poszukiwań wniosły pokolenia wcześniejsze. Wiele podejść czy 
nawet teorii przedstawia się w taki sposób, by Czytelnik odniósł wraże-
nie, że odkryto coś nowego, wniesiono oryginalny wkład, gdy tymczasem 
podobne idee i myśli formułowano juz kilkadziesiąt, a czasem i kilkaset 
lat wcześniej.

W odniesieniu do współczesnej problematyki psychologii różnicowej 
rzec można, że „podobne idee i myśli” formułowano już nawet tysiące lat 
wcześniej. 

Platon w Teajtecie i Arystoteles w Metafizyce zauważają, że początkiem 
wszelkiej filozofii jest zdziwienie. Stwierdzenie to można zapewne ekstra-
polować również na inne obszary aktywności poznawczej. Warto zatem 
zapytać, jakie zdziwienie mogło dać początek tej dziedzinie badań, którą 
współcześnie określa się właśnie jako psychologię różnic indywidual-
nych lub, szerzej, psychologię różnicową. Myślę, że formułę tego rodzaju 
zdziwienia, jakkolwiek implicite, odnaleźć można u  samego Strelaua 
w początkowych fragmentach jego klasycznego podręcznika Psychologia 
różnic indywidualnych (2002, s. 13).

Codzienna obserwacja dostarcza dowodów na to, że ta sama osoba w róż-
nych sytuacjach zachowuje się podobnie, w  sposób po części przewidy-
walny (…) Z kolei różni ludzie w tej samej sytuacji reagują i zachowują 
się odmiennie i ten fakt akcentuje naszą różnorodność.

W tym samym miejscu autor wyraża jednocześnie przekonanie, że za tą 
zmiennością i różnorodnością fenomenów psychologicznych musi kryć się 
jakaś „stałość i względna spójność tych charakterystyk”. Co prawda nadal 
wskazuje na, a nawet podkreśla, pewną różnorodność i indywidualność, 
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ale, jak będę starał się to pokazać, głównym celem psychologii różnic 
indywidualnych jest jednak znalezienie dla tych fenomenów głębszego, 
wspólnego podłoża, które znajduje się już – jak powiedziałby Hipokra-
tes – „poza zasięgiem obserwacji” (za: Cornford, 1942/2001, s. 8). 

A takie właśnie zadanie przyświecało głównie twórcom pierwszych 
systemów wczesnej filozofii greckiej. Chodziło, jak wiadomo, o  znale-
zienie wspólnej zasady (ἀρχή), korzeni (ῥιζώματα), żywiołów lub elemen-
tów (στοιχεῖα), do których można by sprowadzić to, co na pierwszy rzut 
oka, na powierzchni, wydaje się różnić, ponieważ zmiana, zróżnicowanie, 
a nawet nasze indywidualne jaźnie miałyby stanowić wyłącznie złudze-
nie (Palmer, 2020). Oczywiście różne były rezultaty poszukiwań tego, jaka 
miałaby być ta zasada, co to miałyby być za żywioły i ile miałoby być pod-
stawowych elementów determinujących całokształt bytu, włączając w to 
człowieka. Według Anaksagorasa rzeczy widzialne składają się z miesza-
niny pierwotnych i podstawowych składników (ziemi, powietrza, ognia, 
wody, ciała, krwi itd.), które są wprawiane w ruch i łączone przez Umysł. 
Podobną propozycję sformułował Empedokles, według którego, jednakże, 
u podłoża różnorodności świata znajdują się konkretnie cztery „korzenie” 
(ziemia, woda, powietrze i ogień) rządzone przez siły Miłości i Niezgody. 
Dla Ksenofanesa, ἀρχή to mieszanina już tylko dwóch substancji – ziemi 
i wody. Dla Heraklita i Talesa zasada posiada charakter monistyczny lub – 
jakbyśmy to pewnie określili dzisiaj na gruncie psychologii różnicowej – 
jednowymiarowy. Według Heraklita podłożem wszystkich rzeczy warun-
kującym ich zróżnicowanie są fluktuacje ognia, chociaż trudno w ogóle 
mówić o tożsamości rzeczy w toku ich permanentnej zmiany. Dla Talesa 
ἀρχή to woda lub ewentualnie woda i dusza (Curd, 2020). Warto tu pod-
kreślić również ten drugi czynnik, który – jak będę chciał to później poka-
zać w ramach proponowanej tutaj perspektywy metateoretycznej – można 
potraktować jako prekursorski odpowiednik współczesnej kategorii cha-
rakteru w  relacji do innych czynników osobowości tak, jak chociażby 
w  dwuskładnikowym rozwojowym modelu temperamentu Rothbart 
i Derryberry’ego (1981).

Dzięki zarysowanemu w ten sposób tłu historycznemu i wykorzysta-
niu płaszczyzny metateoretycznej głównym celem obecnego tekstu jest 
wyraźniejsza charakterystyka tej dziedziny psychologii, którą określa się 
jako psychologia różnicowa oraz rekonstrukcja funkcjonujących tam, jak 
się wydaje raczej implicite, pytań naczelnych konstytuujących ową proble-
matykę. W rezultacie chodziłoby o przyczynek do sprawy specyfiki psycho-
logii różnic indywidualnych jako dyscypliny, która byłaby czymś bardziej 
charakterystycznym i w tym znaczeniu czymś więcej niż wyłącznie sumą 
dość arbitralnie dobranych obszarów badań współczesnej psychologii, na 
przykład z zakresu: osobowości, inteligencji, stylów funkcjonowania itd. 
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2. Psychologia różnic indywidualnych: 
„pytania esencjalne”

W rozprawie O  pytaniach esencjalnych Roman Ingarden (1972, s.  340) 
pisze, iż

[w] każdej nauce (…) niezbędną rzeczą jest dokładne zanalizowanie 
naczelnych pytań, by na tej drodze usunąć z góry trudności wynikające 
z  nieporozumień lub wieloznaczności, a  zarazem rozgraniczyć grupy 
podstawowych zagadnień.

Jakie pytanie lub pytania można by wskazać jako naczelne na obszarze 
problematyki psychologii różnic indywidualnych, które jednocześnie cha-
rakteryzowałyby ten obszar badań w odróżnieniu od innych dyscyplin? 
W samej literaturze z tego zakresu (np. Mierlin; Tyler, za: Strelau, 2002) 
mianem głównego przedmiotu psychologii różnicowej określa się indywi-
dualność rozumianą jako zróżnicowanie (interindywidualne) jednostek 
należących do tej samej populacji pod względem charakterystyk fizycz-
nych i psychicznych oraz, do pewnego stopnia, zróżnicowanie wewnątrz-
osobnicze (intraindywidualne) jednostki w czasie i w różnych sytuacjach. 

Po pierwsze jednak, w  ramach tej problematyki wyraźnie widać, że 
tak rozumiana indywidualność nie odnosi się do całokształtu możliwych 
charakterystyk jako przedmiotu badań psychologii różnicowej, jak można 
by teoretycznie zakładać. Okazuje się, że przedmiot badań obejmuje tu 
raczej tylko pewne zakresy czy aspekty psychologicznego funkcjonowa-
nia, które w psychologii powszechnie wyraża się za pomocą takich kate-
gorii jak osobowość, inteligencja, style. Można by wskazać na ogromną 
liczbę innych kategorii psychologicznych (np. pamięć, język, motywacja 
itd.), których zróżnicowanie zarówno interindywidualne, jak i intraindy-
widualne nie stanowi szczególnego czy raczej – należałoby pewnie powie-
dzieć  – szczegółowego, przedmiotu zainteresowania ze strony psycho-
logii różnicowej. Warto w tym miejscu zauważyć, na razie wyłącznie na 
marginesie, że do kategorii tych nie należy również raczej pojęcie charak-
teru, do czego odniosę się jeszcze w dalszej części tego tekstu. Po drugie, 
wszak zróżnicowanie w zakresie osobowości, inteligencji czy ewentualnie 
także twórczości stanowi przedmiot badań również innych dziedzin psy-
chologii, takich jak psychologia osobowości, inteligencji czy twórczości, co 
znajduje swój wyraz w powszechnie stosowanej analizie wariancji. Poja-
wia się więc tutaj wątpliwość dotycząca przedmiotowej i metodologicz-
nej specyfiki psychologii różnicowej, która byłaby czymś więcej niż tylko 
sumą dość arbitralnie wybranych dziedzin psychologii ogólnej. Po trzecie 
wreszcie, wątpliwość ta nie znika nawet przy założeniu, że specyficznym 



Jacek Bielas – Psychologia różnicowa w poszukiwaniu ἀρχή

579

przedmiotem różnic indywidualnych są „względnie” (Strelau, 2002) 
trwałe tendencje do określonych zachowań lub możliwości efektywnego 
działania, które na gruncie psychologii wyrażane są za pomocą katego-
rii cechy. Wątpliwość ta może wydawać się nadal zasadna z tego samego 
powodu co poprzednio. Wszak na dokładnie taki sam przedmiot badań 
wskazać można w ramach psychologii osobowości rozumianej w katego-
riach cech czy psychologii inteligencji. Nie mówiąc już o  nie do końca 
jasno – aby nie powiedzieć niejasno – brzmiącym określeniu „względnie” 
stałych charakterystyk psychologicznych. 

Na czym miałaby więc polegać formalna, przedmiotowa i metodolo-
giczna, specyfika psychologii różnicowej? Pytanie to wydaje się tym waż-
niejsze, że, na przykład w Polsce od 1999 roku, problematyka psycholo-
gii różnic indywidualnych powszechnie wchodzi w  skład przedmiotów 
obowiązkowych na kierunku psychologia równolegle obok takich dzia-
łów jak psychologia osobowości czy inteligencji. Sam Jan Strelau, nestor 
polskiej psychologii różnicowej, wydaje się w znacznej mierze tłumaczyć 
ten fakt dość zaskakująco, a mianowicie intensywnym rozwojem i sukce-
sami polskich psychologów w tej dyscyplinie oraz jej praktyczną użytecz-
nością (2002, s.  9). Odwołanie się jednak do uwarunkowań społeczno-
-kulturowych i konwencji oraz utartych opinii czy wręcz przyzwyczajeń 
może wydawać się niewystarczające z punktu widzenia kryteriów onto-
logicznych i epistemologicznych określających specyfikę poszczególnych 
dziedzin naukowych, jakkolwiek w  ostatecznym rozrachunku może się 
okazać, że to właśnie kryteria społeczno-kulturowe są tutaj decydujące. 
W każdym razie warto przynajmniej spróbować taką specyfikę psycholo-
gii różnicowej zarysować w kategoriach, które można by określić jako bar-
dziej „istotne”, „esencjalne” czy „ostateczne”. Myślę, że można to zrobić, 
odwołując się do koncepcji „pytań esencjalnych” zaproponowanej pier-
wotnie przez Romana Ingardena w  jego rozprawie habilitacyjnej Essen-
tiale Fragen (1925/1972).

Ingarden pisze, że są „to pytania, które odnośnie do prawie każdego 
przedmiotu badania w pewnej chwili stawiamy, a przez odpowiedź na nie 
spodziewamy się uzyskać ostateczne poznanie przedmiotów, które nas 
interesują” (s. 341). Innymi słowy są to pytania, które dotyczą istoty przed-
miotu. Wyróżnia trzy typy pytań esencjalnych, tworzących spójny, zwłasz-
cza w zakresie dwóch pierwszych typów, system w procesie poznania:

„Co to jest?”
„Co to jest x?”
„Czym jest x?”
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Pytania te można różnie rozumieć, ale jako pytania esencjalne posiadają 
one szczególne znaczenie, które wynika także z określonej opcji filozo-
ficznej reprezentowanej przez Ingardena. I  tak niewiadomą pytania „co 
to jest?” w rozumieniu esencjalnym jest najważniejszy moment wskazy-
wanego przedmiotu, który ukonstytuowany jest przez swoją „naturę indy-
widualną”. Po pierwsze więc dany przedmiot jest czymś poprzez swoją 
naturę indywidualną specyficznie określonym, a  nie czymkolwiek. Po 
drugie, dany przedmiot może charakteryzować się różnymi właściwoś-
ciami, ale tylko niektóre z nich stanowią cechy, dzięki którym podpada on 
pod określoną ideę. W psychologii różnic indywidualnych powiedzieliby-
śmy pewnie, że należy do pewnego typu.

Cóż więc jest niewiadomą zagadnienia w pytaniu „co to jest?”. Jest nią 
przedmiot ujęty „od strony”, „poprzez” konstytuującą go naturę indy-
widualną; zaś zagadnieniem, czyli przedmiotem pytania, jest zachodze-
nie identyczności pomiędzy przedmiotem oznaczonym przez słowo „to” 
a szukaną wartością niewiadomej (Ingarden, 1972, s. 349).

Odpowiedź na sformułowane tak pytanie, czyli „szukana wartość nie-
wiadomej”, wiąże się ściśle z odpowiedzią na pytanie typu „co to jest x?” 
wyłuszczającą zawartość idei (definicji), pod którą podpada indywidualna 
natura wskazywanego przedmiotu. 

Jeżeli więc przy pewnym przedmiocie indywidualnym, którego natury ani 
istoty nie znamy, uzyskamy najpierw odpowiedź na pytanie „co to jest? 
w brzmieniu „to jest P”, a potem odpowiedź na pytanie „co to jest P?”, 
to tym samym (…) odpowiedzi na te pytania dostarczą nam wiadomo-
ści o  najważniejszych elementach jego istoty (w  znaczeniu szerszym), 
gdy chodzi o przedmiot podpadający pod ideę nieścisłą, albo też dowiemy 
się z odpowiedzi o wszystkich elementach istoty (w ściślejszym znacze-
niu), gdy chodzi o przedmiot podpadający pod ideę ścisłą. Niemożliwą 
tu jest rzeczą dać odpowiedź na te pytania, nie znając natury przedmiotu 
i zawartości odpowiedniej idei (Twardowski, 1924/2020, s. 163).

Ilustrując rzecz na płaszczyźnie osobowej, gdy zadajemy pytanie typu „co 
to jest?” w postaci pytania „kto to jest?”, możemy uzyskać odpowiedź – 
„to jest P” (np. psychotyk), która w naturalny sposób wiąże się z odpowie-
dzią na pytanie „co to jest P” (np. kto to jest psychotyk) na przykład zgod-
nie z  definicją psychotyzmu według teorii osobowości/temperamentu 
PEN Hansa Eysencka (1991). 

Poza pytaniami typu „co to jest?” i „co to jest x?”, które można rozu-
mieć w kategoriach esencjalnych tylko „jako parę pytań razem wziętych” 
(Twardowski, 1924/2020, s. 163), Ingarden wyróżnia jeszcze pytanie typu 
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„czym jest x?”, gdzie x oznacza jakiś przedmiot indywidualny. Można je 
zasadniczo rozumieć dwojako. Jako pytanie dotyczące tego, „co nie należy 
do istoty przedmiotu” (quasi-cech), ale 1) „z istoty tej płynie” oraz tego, 
2) „co jest zupełnie przypadkowe” (Ingarden, 1972, s. 362). W tym drugim 
przypadku zagadnieniem stają się ewentualne role, które może odgry-
wać przedmiot „w pewnych dodatkowych okolicznościach, mających 
swe źródło poza danym przedmiotem (s. 352). W ten sposób na przykład 
na pytanie, „czym jest ten koń?” odpowiedź może brzmieć „ten koń jest 
zwierzęciem pociągowym” albo „ten koń jest moją własnością”. W pierw-
szym przypadku możliwość bycia konia zwierzęciem pociągowym wynika 
z cech składających się na jego naturę. Koń, co prawda, nie musi być zwie-
rzęciem pociągowym, bowiem nie należy to do jego istoty, tak jak musi być 
kręgowcem, ale rola zwierzęcia pociągowego może być realizowana przez 
konia, ponieważ jego natura mu to umożliwia. Natomiast bycie konia 
czyjąś własnością ani nie należy do jego istoty, ani z jego istoty nie wynika. 
W tym sensie jest czymś zupełnie przypadkowym. W obu jednak wypad-
kach podmiot pytania (ten koń) nie jest rozważany jako coś w samej swo-
jej istocie, lecz jako coś, co jest „czymś” (Twardowski, 1924/2020, s. 162). 

Rozprawa Essentiale Fragen Romana Ingardena ukazała się po raz 
pierwszy w  roku 1925, ale musiała być już znana wcześniej, jak na to 
wskazuje chociażby cytowany tutaj referat Kazimierza Twardowskiego 
(1924). Trudno oprzeć się zatem wrażeniu, że klasyczna koncepcja cechy 
zaproponowana przez Gordona Allporta (1937), która stała się podsta-
wową kategorią psychologii różnic indywidualnych, nie jest we współczes-
nej myśli europejskiej ani niczym nowym, ani szczególnie oryginalnym. 
Natomiast być może na podstawie konceptualizacji „pytań esencjalnych” 
można by pokusić się o  zarysowanie charakterystyki psychologii różni-
cowej jako specyficznego działu psychologii lub nawet pewnego systemu 
epistemologicznego i ontologicznego o charakterze paradygmatu dla tej 
dziedziny badań. Można mianowicie zaproponować formułę pewnych 
założeń i wynikającego z nich zbioru zagadnień, które jako pewną wersję 
pytań esencjalnych można by uznać za pytania naczelne dla tego obszaru 
badań psychologicznych. Być może, zresztą, psychologia różnicowa na 
takim paradygmacie właśnie się opiera, wpisując się w starożytną tradycję 
poszukiwania ἀρχή (zasady), tyko że aspiracje owe funkcjonują tu na spo-
sób implicite. Chodziłoby zatem o sformułowanie explicite takiego zbioru 
pytań esencjalnych jako pytań naczelnych: 

„Kto to jest?”
„Co to jest x?”
„Kim jest x?”
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Przez analogię z pytaniem typu „co to jest?” w pytaniu „kto to jest?” cho-
dziłoby zatem nie tyle o całokształt charakterystyki psychologicznej jed-
nostki, ile o  te cechy, dzięki którym ów ktoś jest jakiś właśnie esencjal-
nie, czyli istotowo, zasadniczo. Odpowiedź na tak sformułowane pytanie 
wskazywałaby, i  de facto wskazuje na gruncie psychologii różnicowej, 
na jakąś cechę (lub zbiór cech), która domaga się dookreślenia i defini-
cji w odpowiedzi na pytanie typu „co to jest x?”. Na przykład odpowiedź 
na pytanie „kto to jest?”, która może brzmieć „to jest neurotyk” albo „to 
jest osoba inteligentna”, wiązałaby się, i  de facto wiąże się, z  odpowie-
dzią na pytanie „co to jest neurotyzm?” albo „co to jest inteligencja?”. 
Cała reszta elementów psychologicznej charakterystyki jednostki (quasi-
-cechy) należałaby już do zakresu niewiadomej pytania typu „kim jest x?”, 
gdzie x oznacza pewien przedmiot indywidualny. Chodziłoby zatem o to 
„kimś”, „czym” się jest, „odgrywając jakąś rolę w pewnych dodatkowych 
okolicznościach, mających swe źródło poza danym przedmiotem” (Twar-
dowski, 1924, s. 162), czyli o to „kimś”, „czym” się nie jest ze swojej istoty. 

Można się zastanawiać, czy takie ukryte założenie, wręcz paradyg-
matyczne, o  charakterze esencjalistycznym nie wyraża się, na przykład, 
w specyficznym rozłożeniu akcentów w klasycznym podręczniku Strelaua 
(2002), Psychologia różnic indywidualnych, w którym dominuje problema-
tyka temperamentu rozumianego jako coś podstawowego lub zasadni-
czego. Nieobecna jest tam natomiast, przynajmniej nominalnie, proble-
matyka charakteru, w świetle której indywiduum jawi się raczej w sposób 
antyesencjalistyczny jako podmiot (ὑποκείμενον), czyli coś, co znajduje się 
u podłoża całej reszty bytu osobowego i decyduje o swoich działaniach, cza-
sami pomimo swoich cech osobowościowych, w tym temperamentalnych. 

3. Psychologia różnic indywidualnych, ale ilu? 
Sprawa liczby στοιχεῖα

W przytoczonej powyżej, nieprzypadkowo w takiej rozciągłości, charak-
terystyce pytań esencjalnych typu „co to jest?” i „co to jest x?”, które doty-
czą danego przedmiotu badania, Twardowski (1924/2020, s. 163) pisze, iż 

(…) odpowiedzi na te pytania dostarczą nam wiadomości o najważniej-
szych elementach jego istoty (w znaczeniu szerszym), gdy chodzi o przed-
miot podpadający pod ideę nieścisłą, albo też dowiemy się z odpowiedzi 
o  wszystkich elementach istoty (w  ściślejszym znaczeniu), gdy chodzi 
o przedmiot podpadający pod ideę ścisłą.
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Jeżeli zatem odpowiedź na pytanie typu „co to jest x?” odnosi się do idei 
ścisłej, wskazuje ona na ograniczoną i określoną liczbę elementów, które 
konstytuują istotę przedmiotu. Jest tak, na przykład, w  przypadku idei 
ogólnej „kwadrat”. Odpowiedź na pytanie „co to jest kwadrat?” będzie 
więc brzmiała ściśle: „równoległobok równoboczny, prostokątny”. Jeżeli 
natomiast odpowiedź na pytanie typu „co to jest x?” odnosi się do idei 
nieścisłej, wskazuje na „konglomerat pozbawiony wewnętrznej spójności” 
(Twardowski, 1924/2020, s. 153). Jest tak, na przykład, w przypadku idei 
„talerza”. W obu przypadkach jednak idea, pod którą podpada przedmiot, 
o który pytamy „co to jest?”, posiada w swojej zawartości składniki stałe 
i zmienne. Na przykład w przypadku idei trójkąta stałą jest trójboczność, 
a zmienną: długość boków, miara kątów itd. 

Jeżeli zatem uznamy, że pierwszym z pytań naczelnych dla psycho-
logii różnic indywidualnych jest odpowiednik pytania esencjalnego „co 
to jest?” w postaci pytania „kto to jest?” lub jeszcze inaczej – „w zasa-
dzie kim jest ten człowiek?”, to można z kolei zapytać, ile stałych mam 
do dyspozycji, aby scharakteryzować go pod tym właśnie względem, który 
można by uznać za esencjalny, istotny, zasadniczy. Przy czym sprawą jasną 
w toku obecnych rozważań jest to, że w pytaniu – w zasadzie „kto to jest?” 
lub „kim jest ten człowiek?” będzie nam chodziło, nieco paradoksalnie, 
o zmienne, czyli o indywidualną miarę (siłę, natężenie czy wręcz liczbę 
punktów itd.) w zakresie tych stałych elementów. Ile zatem jest tych ele-
mentów, które definiują x w pytaniu „co to jest x?”, gdy x to człowiek jako 
idea ogólna tak, jak ją charakteryzuje i określa współczesna psychologia 
różnicowa? Podążając za zastaną literaturą przedmiotu w ramach prob-
lematyki psychologii różnic indywidualnych, możemy się spodziewać, 
że odpowiedź na tak sformułowane, jakkolwiek implicite, pytanie będzie 
dotyczyła kwalifikacji głównie z zakresu osobowości/temperamentu, inte-
ligencji, stylów działania. Ale ile konkretnie jest tych elementów? I  czy 
idea, pod którą podpada przedmiot pytania „co to jest?” („kto to jest?”) 
na gruncie psychologii różnic indywidualnych, to „idea ścisła” czy „idea 
nieścisła”?

Jest to właśnie pytanie, które już w kategoriach wczesnej filozofii gre-
ckiej, na przykład jońskiej filozofii przyrody, przybierało postać pytania 
o ἀρχή (zasadę). Ściślej rzecz biorąc, w kategoriach filozofii presokratej-
skiej było to pytanie o liczbę στοιχεῖα (elementów) lub ῥιζώματα (korzeni) 
leżących u podłoża i konstytuujących byt, w tym także byt ludzki. Oczy-
wiście trudno nie zauważyć, że na gruncie współczesnej psychologii róż-
nic indywidualnych takie poszukiwanie cały czas ma miejsce i  różne są 
propozycje w sprawie liczby στοιχεῖα jako ἀρχή. Mamy więc ujęcia, które 
wskazują na różne liczby czynników i cech, na przykład: 16 (Cattell, 1943), 
7  (Cloninger, Svrakic i  Przybeck, 1993), 6 (Strelau i  Zawadzki,  1993), 
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5 (Costa i McCrae, 1992; Zuckerman, 1994), 3 (Eysenck, 1991), 2 (Gray, 
1981). Warto wskazać również na takie ujęcia, które można uznać za 
odpowiednik i  egzemplifikację monistycznych podejść do sprawy ἀρχή 
w  filozofii presokratejskiej, czyli ujęcia jednoelementowe. Na gruncie 
współczesnej psychologii rolę takich ujęć mogłyby pełnić teorie aktywacji 
(arousal) i aktywowalności wyjaśniające zróżnicowanie zachowania oraz 
doświadczenia poziomem głównie tego jednego właśnie czynnika o cha-
rakterze energetycznym (Duffy, 1957; Hebb, 1955). Trudno byłoby wów-
czas nie skojarzyć takiego ujęcia z filozofią Heraklita, dla którego ἀρχή to 
fluktuacje ognia. 

Przy tej okazji warto wskazać również jeszcze jedno podejście, które 
również można zakwalifikować na gruncie psychologii różnicowej jako 
monistyczne lub jednoelementowe, chociaż jego obecność zaznacza się 
tam, co może dziwić, jedynie marginalnie lub w sposób implicite. Chodzi 
mianowicie o sprawę charakteru związaną z psychologiczną problematyką 
podmiotu, a ściślej rzecz biorąc, podmiotu osobowego. Według Williama 
Sterna (1938) charakter nie jest funkcją któregoś z elementów osobowo-
ści, co byłoby zgodne z podejściami atomistycznymi oraz nastawieniem 
asocjacyjnym i mechanistycznym, lecz właściwością osoby ludzkiej jako 
całości w  jej dynamicznych interakcjach z otaczającym światem. W ten 
sposób charakter stanowi kwalifikację podmiotu osobowego działającego 
na zasadzie tzw. holizmu operacyjnego jako czynnik integrujący i ukie-
runkowujący psychologiczną aktywność jednostki (Uchnast, za: Francuz, 
2008), „dynamiczna jedność w różnorodności”. Dotyczy to również prze-
życiowego aspektu bycia podmiotem jako doświadczenia bycia źródłem 
swoich działań oraz centrum w całokształcie psychiki (Węgrzecki, 1996). 
Zgodnie zresztą również z zawartością treściową greckiego odpowiednika 
współczesnej kategorii podmiotu, czyli pojęcia ὑποκείμενον: to, co znajduje 
się pod wszystkim innym. Warto w tym miejscu również raz jeszcze wspo-
mnieć o  tym czynniku, który w ramach ἀρχή określany był przez staro-
żytnych jako, na przykład, Logos czy Umysł, który według Anaksagorasa 
stanowi siłę sprawczą odpowiedzialną za wprawianie w ruch i organiza-
cję wszystkich pozostałych elementów. Trudno nie doszukać się analo-
gicznego wręcz sposobu myślenia na gruncie współczesnej psychologii 
różnic indywidualnych, na przykład, w  rozwojowym modelu tempera-
mentu Rothbart i Derryberry’ego (1981), którzy w strukturze osobowości 
poza reaktywnością wyróżniają również samokontrolę, chociaż otwarcie 
nie określają tego czynnika mianem charakterologicznego. Jest to zresztą, 
nomen omen, dość charakterystyczna postawa na gruncie tej dziedziny 
badań. Podobnie jest wszak chociażby w teorii pięciu czynników, w któ-
rej sumienność i ugodowość, posiadając ewidentne zabarwienie charakte-
rologiczne, traktowane są jednak jako czynniki temperamentalne (Costa 
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i McCrae, 1992). Ba, nawet Wilhelm Wundt (za: Strelau, 2001) w ramach 
swojej teorii temperamentu przypisywał ja, czyli podmiotowi, potencjalną 
zdolność do twórczej syntezy doświadczeń i optymalnego korzystania ze 
wszystkich dających się wyróżnić u człowieka kwalifikacji temperamen-
talnych pomimo indywidualnego zróżnicowania w tym zakresie. 

Oczywiście tym bardziej dziwić może fakt, że współczesna psycho-
logia różnicowa, przynajmniej w  swoim głównym nurcie, nie uwzględ-
nia problematyki charakteru, a przede wszystkim problematyki podmiotu 
zachowania oraz kategorii pokrewnych, takich jak osoba czy ja, jako czyn-
ników indywidualnego zróżnicowania człowieka w perspektywie psycho-
logicznej. Te „dziwne losy” (curious fate) sprawy charakteru w ogóle na 
gruncie współczesnej psychologii wynikają według Sterna (1938) z kilku 
przyczyn: 1) z  dominacji w  psychologii właśnie podejść asocjacyjnych 
i mechanistycznych, 2) unikania wartościowania, jaka powinna być osoba 
lub grupa osób (np. wskazania na walor hartowania charakteru) na rzecz 
wyłącznie opisu, 3) postawy nomotetycznej, której naczelnym zadaniem 
jest stosowanie metod obliczeniowych w celu przewidzenia i wpływu na 
zachowanie jednostki.

3.1. Cecha jako ἄτομον

Bez względu na liczbę elementów, które miałyby się składać na ἀρχή, we 
współczesnej psychologii różnicowej element taki określany jest współ-
cześnie mianem „cechy”. Pomimo podstawowego charakteru tej kategorii 
można na gruncie psychologii różnie ją rozumieć i sprawa psychologicz-
nej specyfiki tego pojęcia również nie jest tak oczywista, jak mogłoby się 
wydawać (Strelau, 2002; Krzyżewski, 1987). Krzysztof Krzyżewski (1987) 
na przykład w konkluzji swojej pracy na ten temat pisze, że na psycholo-
giczną specyfikę rozumienia cechy składa się jej ujęcie głównie w aspekcie 
funkcjonalnym jako dyspozycji do zachowania, czego ilustracją może być, 
zresztą, klasyczna definicja cechy zaproponowana przez Allporta (1937), 
zgodnie z którą

(…) pojęcie cechy dotyczy ogólnego i zogniskowanego systemu neuropsy-
chicznego (swoistego dla danej jednostki), mającego zdolność dostarcza-
nia wielu bodźców równoważnych funkcjonalnie oraz inicjowania i ukie-
runkowania spójnych (równoważnych) form zachowania adaptacyjnego 
i ekspresyjnego (Allport, za: Strelau, 2002, s. 26).

Wywodząc rodowód psychologii różnicowej z  filozofii presokratejskiej, 
nie sposób w każdym razie pominąć sprawy analogii pomiędzy pojęciem 
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cechy jako elementarnej kategorii psychologicznej a pojęciem atomu na 
przykład w systemach jońskich. 

Wyczerpująca analiza porównawcza kategorii cechy i  starożytnego 
pojęcia atomu nie jest oczywiście tutaj możliwa z różnych względów. Jed-
nym z nich są oczywiście właśnie różne rozumienia pojęcia atomu w filo-
zofii starożytnej z  jednej strony i  – podobnie  – w  przypadku kategorii 
cechy w psychologii współczesnej z drugiej strony. Można jedynie zasyg-
nalizować istotne podobieństwa pomiędzy oboma ujęciami w ramach ich 
klasycznych, aby nie powiedzieć potocznych, rozumień. W obu przypad-
kach mamy bowiem do czynienia z: 1) akcentem położonym raczej na 
aspekt funkcjonalny, czyli koncentrację na tym, co robi dana struktura, 
niż na kwestię mechanizmu, który do tego efektu prowadzi, czyli 2) nie-
jasnością i nieokreślonością związku pomiędzy strukturą a pełnioną funk-
cją, 3) dzięki specyfice na poziomie elementarnym właściwością łączenia 
się w klastry z pewnymi elementami, ale już nie z innymi, 4) nieuchwyt-
nością w oglądzie naocznym i koniecznością bycia wywnioskowanym lub 
obliczonym matematycznie, w tym geometrycznie, 5) obecnością dodat-
kowego czynnika o zgoła innym już charakterze jako siły nadającej kie-
runek działania podstawowych elementów i determinujący ich porządek 
(Logos czy Umysł/podmiot osobowy czy ja). 

Odrębną sprawą, która może natomiast różnicować oba te podejścia 
(wczesną filozofię grecką i  psychologię różnicową), jest sprawa genezy 
wiedzy, czyli metody jej osiągania. Różnica ta polegałaby na nienauko-
wym charakterze filozofii presokratejskiej, np. jońskiej filozofii przyrody, 
i naukowości psychologii różnicowej. Wątpliwości dotyczące metody wyra-
żali zresztą już sami Grecy. Na przykład autor traktatu O dawnej medycy-
nie, którego autorem mógł być sam Hipokrates, zżyma się na filozofów, że 
budują swoją wiedzę na czysto intelektualnych założeniach zamiast opie-
rać ją, tak jak to robią lekarze, na obserwacji indywidualnych przypadków, 
a następnie je ewentualnie uogólniać. Sprawa ta nie jest jednak tak oczy-
wista, na co wskazuje chociażby Francis Cornford (1942/2001) w swoim 
znakomitym tekście Czy filozofia jońska była naukowa?. Wszak zarówno 
ówcześni lekarze (Hipokrates czy później Galen), jak i  filozofowie (np. 
Anaksymander) formułowali jednak analogiczne sądy i  posługiwali się 
tymi lub bardzo podobnymi pojęciami. W związku z tym podobne wąt-
pliwości można również formułować pod adresem współczesnej psycho-
logii różnicowej. Skąd wzięła się właściwie na gruncie współczesnej psy-
chologii kategoria cechy? Czy tak jak u  filozofów jońskich – z założeń 
pojęciowych, czy jak u starożytnych lekarzy – z uogólniania obserwacji 
empirycznych? Czy psychologia różnicowa posługuje się analogicznymi 
lub podobnymi pojęciami (np. cecha, cecha źródłowa, czynnik) co filozo-
fia presokratejska (np. ἄτομον/atom, ῥιζώματα/korzeń, στοιχεῖον/element) 
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z pewnej konieczności jako wytworami tej samej kultury, zgodnie zresztą 
z tezami konstruktywizmu społeczno-kulturowego? Czy zbieżność ta jest 
jednak w tym sensie przypadkowa, że wynika z innych przyczyn? 

Podsumowanie

Zasadniczym celem powyższego tekstu jest psychologia różnic indywi-
dualnych jako potencjalnie specyficzna dziedzina badań psychologicz-
nych. Jednakże właśnie ta specyfika może wydawać się sprawą kontro-
wersyjną. Dzieje się tak przede wszystkim dlatego, że główny cel czy cele 
oraz metody badawcze w ramach tej dziedziny stawiane są również i rea-
lizowane na gruncie innych obszarów psychologii, takich jak: psychologia 
osobowości, inteligencji czy twórczości. Poza tym same te cele oraz pod-
stawowe kategorie stanowiące konceptualne zaplecze psychologii różni-
cowej mogą wydawać się niejasne. Dotyczy to chociażby kategorii „cecha” 
(Krzyżewski, 1987). W zarysowanym w ten sposób kontekście metateore-
tycznym przedstawiono tu propozycję charakterystyki psychologii różnic 
indywidualnych jako specyficznej dziedziny psychologii w toku przepro-
wadzonej w tym tekście analizy literatury przedmiotu i rekonstrukcji funk-
cjonujących tam, raczej implicite, założeń epistemologicznych. W rezulta-
cie tej analizy i rekonstrukcji chciałbym mianowicie poddać pod dyskusję 
możliwość formuły w sposób explicite specyfiki psychologii różnicowej, po 
pierwsze, poprzez wpisanie jej niejako bardziej „na poważnie” i jeszcze 
silniej niż dotychczas, w tradycję myśli wywodzącej się z celów i założeń 
filozofii presokratejskiej. Chodzi głównie o ideę poszukiwania ἀρχή jako 
zasady leżącej u  podłoża zróżnicowania bytowego świata, w  tym także 
człowieka. Swoją drogą, niejako na marginesie, możliwość wskazania na 
poziomie metateoretycznym pewnej tożsamości wczesnej filozofii greckiej 
i współczesnej psychologii różnic indywidualnych może stanowić ciekawy 
przyczynek do sprawy nauki jako konstruktu społeczno‑kulturowego. Po 
drugie, w  ścisłym związku z pierwszym, propozycja formuły epistemo-
logicznej specyfiki psychologii różnicowej oparta została na rekonstruk-
cji pytań, które można by uznać za wiodące na tym obszarze badań lub, 
innymi słowy, za pytania naczelne. Ściślej rzecz biorąc, rekonstrukcja ta 
przeprowadzona została z  wykorzystaniem koncepcji „pytań esencjal-
nych” Romana Ingardena (1972) z  pytaniem wiodącym w  wersji, „kim 
w zasadzie jest ten człowiek?”. 
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Dewizka jako świadectwo ludzkich emocji skrytych 
w pięknym przedmiocie – krótkie studium przypadków

A B S T RAC T

Artykuł podejmuje zagadnienie oryginalnego typu biżuterii, jakim jest 
dewizka, będąca w  przeszłości niezwykłym świadectwem ludzkich emo-
cji, wyrażanych w nich za pośrednictwem symboli i znaków ujętych w kun-
sztowną artystyczną formę. Podstawę rozważań stanowi analiza wybra-
nych wzorów zabytkowych dewizek z kolekcji muzealnych oraz opracowań 
z zakresu dziejów biżuterii, w  szczególności tzw. biżuterii „mówiącej” i  jej 
symboliki. Mając na uwadze, że temat dewizek nie został jeszcze dogłębnie 
zbadany, nie posiada opracowania w polskiej literaturze naukowej i dopiero 
rozpoczynają się badania w  zakresie funkcji, typologii, materiałoznawstwa, 
zdobnictwa oraz kwestii znaczenia kulturowego i społecznego tej zapomnia-
nej biżuterii, artykuł jest próbą wyznaczenia kierunków badań w  zakresie 
znaczeń symbolicznych i związków emocjonalnych tych przedmiotów z ich 
właścicielami. W toku analizy wybranych przykładów została podjęta próba 
identyfikacji i wyszczególnienia dominujących wzorów symboli, m.in. miłos-
nych, charakterystycznych dla określonych kręgów kulturowych, jak również 
określenia sposobów ich kształtowania, rozwoju w  wizualnych realizacjach 
w  wyrobach rzemiosła artystycznego. Ponadto poza wzorami zdobniczymi 
dewizek, gdzie symbolika uczuć przybiera formę wizualnego znaku, zostały 
przeanalizowane pod kątem potencjału emocjonalnego również materiały, 
z jakich zostały wykonane wybrane obiekty, np. włosy ukochanej osoby. Ana-
lizy pozwoliły stwierdzić, że dewizka, posługując się określonymi kodami kul-
turowymi i przyjmując rolę pamiątki lub tajemnego prezentu, była nośnikiem 
ukrytych wiadomości na temat skrywanych czy wręcz przeciwnie – manife-
stowanych uczuć w grupach społecznych. 

S Ł O WA  K LU C Z E : 	 dewizka, châtelaine, fob chain, biżuteria żałobna, biżuteria 
z ludzkich włosów, symbolika uczuć
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A B S T RAC T

Watch Chain as a Testimony of Human Emotions Hidden in a Beautiful 
Object – Short Case Studies

The article deals with the issue of an original type of jewelry, i.e. watch 
chains, which in the past were an extraordinary testimony of human emo-
tions expressed in them through symbols and signs presented in an exqui-
site artistic form. The basis for the considerations was the analysis of selected 
samples of antique watch chains from museum collections and studies on the 
history of jewelry, in particular “speaking” jewelry and its symbolism. Taking 
into account the fact that the subject has not yet been thoroughly researched, 
so that there is no study in the Polish scientific literature, and that the research 
in the field of functions, typology, material science, ornamentation and cul-
tural and social significance of this forgotten type of jewelry is just beginning, 
the article is an attempt to set the directions of research in the field of sym-
bolic meanings and emotional relations of these objects with their owners. In 
the course of the analysis of selected examples, an attempt has been made to 
identify and list the dominant patterns of love symbols characteristic of spe-
cific cultural circles, as well as to determine the ways of their formation and 
development in visual realizations in artistic craftsmanship. In addition to the 
decorative patterns of watch chains, in which the symbolism of feelings takes 
the form of a visual sign, the materials from which the objects were selected, 
for example the hair of a loved one, were also analyzed in terms of their emo-
tional potential. The analyses showed that watch chains, in the role of a sou-
venir or a secret gift, were carriers of hidden messages about implicit or, on the 
contrary, manifested feelings in social groups, using specific cultural codes.

K E Y W O R D S :  	watch chain, châtelaine, fob chain, mourning jewelry, 
jewelry of human hair; symbolism of feelings

Znaczenie biżuterii wytwarzanej i posiadanej w jakimkolwiek kręgu kul-
turowym czy jakiejkolwiek epoce zasadniczo wykracza poza sferę oso-
bistego zdobienia. Obejmuje też zwyczaje społeczne, praktyki rzemieśl-
nicze oraz rozwój stylistyczny i  techniczny. Biżuteria w  większym lub 
mniejszym stopniu pełniła i pełni funkcję użytkową, lecz należy pamię-
tać, że jest też jednym z  wyraźniejszych wyznaczników statusu spo-
łecznego, odgrywanych ról oraz kodów kulturowych pozwalających na 
komunikację.

Dewizka jest jednym z bardziej specyficznych typów biżuterii, którego 
skomplikowana złożoność funkcji i znaczeń stanowi zagadkowy fenomen 
skłaniający do wnikliwych badań. 

Ze względu na to, że nie jest to temat niniejszych rozważań, w tym miej-
scu zostanie tylko nakreślona szersza problematyka dotycząca dewizek. 
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Zagadnienie jest obecnie obiektem interdyscyplinarnych badań zarówno 
z zakresu kulturoznawstwa, historii sztuki, historii ubioru, jak i dziejów 
rzemiosła artystycznego. W artykule poświęconym genezie polskiej nazwy 
oraz samego zjawiska (Kulpa, 2021) wykazano, że nazwa polska „dewi-
ska” po raz pierwszy w źródłach pisanych pojawia się najprawdopodob-
niej w połowie XVIII w. w Inwentarzu dóbr rodziny Bagniewskich (Kulpa, 
2021, s. 115). Analiza innych źródeł z tego okresu pozwoliła określić, że 
pierwotnie nazwa odnosiła się do breloków, sygnetów, pieczęci i wszyst-
kich innych rodzajów zawieszek mocowanych na łańcuszku przypiętym 
w określony sposób do ubrania. Dopiero w trudnym do ścisłego określenia 
momencie XIX wieku nazwa, pisana już jako „dewizka”, objęła cały łań-
cuszek. Obecnie za słownikami interpretuje się nazwę jako pochodzącą 
od francuskiego słowa dévise (godło, herb), kojarząc ją z dewizą zapisaną 
na pieczęci dopinanej do łańcuszka lub tasiemki (Urbaniec, 2017; Kulpa, 
2021). Zasadniczo jednak słowo to stało się na przestrzeni XX w. zapo-
mnianym archaizmem, a sam przedmiot jest prawidłowo identyfikowany 
(zazwyczaj bez głębszej refleksji) jedynie przez kolekcjonerów i muzeal-
ników. Obecnie w kulturze popularnej natomiast pojawia się w zaskaku-
jących nowych zestawieniach i zastosowaniach, całkiem odmiennych niż 
pierwotna funkcja dewizki (Kulpa, 2021, s. 113–114). Odrębnym zagad-
nieniem dotyczącym zjawiska dewizki, które należy usystematyzować, 
jest nazewnictwo funkcjonujące w literaturze angielskiej, niemieckiej czy 
francuskiej. W tym miejscu wystarczy wspomnieć, że za odpowiednik pol-
skiej dewizki traktowany jest angielski watch chain. Jednak w jedynym jak 
dotąd opublikowanym opracowaniu poświęconemu dewizkom How The 
Watch Was Worn (Cummins, 2010) autorka posługuje się jeszcze następu-
jącymi nazwami: vest chain, fob chain, Albert chain, Double Albert chain 
(w Stanach Zjednoczonych nazywany Dickens), guard chain, queen chain, 
victorian chain, Langtry Albert, Albertinas, Leontines, Matylda, châtelaines, 
czy norwegian belt (Cummins, 2010, s. 82–83, 134–138). 

Na potrzeby niniejszego artykułu została przyjęta jedna z powszech-
niejszych definicji dewizki (niewyczerpująca jednak zakresu typologicz-
nego i  znaczeniowego tej biżuterii, ponieważ dotąd nie została wypra-
cowana pełna i  satysfakcjonująca definicja zarówno w  polskiej, jak 
i  zagranicznej literaturze przedmiotu) zaproponowana przez Michała 
Gradowskiego (1984):

(…) pierwotnie krótka taśma ozdobiona skuwkami, przypinana do 
zegarka noszonego w kieszeni i wystająca na zewnątrz; w nowszych cza-
sach dewizki były wykonywane w formie metalowego łańcuszka lub ple-
cionki (czasami robionej z włosów) i przypinane drugim końcem do kami-
zelki. Przy dewizkach noszono dekoracyjne breloki, niekiedy pieczątki 
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i kluczyki. Od wieku XIX najbardziej okazała ozdoba cywilnego stroju 
męskiego (Gradowski, 1984, s. 134).

Bez względu na to jak zostanie ostatecznie ukształtowana kwestia roz-
bieżności nazewnictwa oraz definicji, można dewizkę poddawać anali-
zom również z innych perspektyw, zyskując dzięki temu szerszy horyzont 
tego pojęcia. Udowodniła to już wstępna analiza m.in. z zakresu historii 
mody. Badania wykazały, że dewizka przez wiele stuleci była nieodłącz-
nym elementem stroju zarówno męskiego, jak i damskiego, determinowa-
nym nie tylko przemianami mody (Kulpa, 2017). Poszukiwania wcale nie 
były łatwe i jeszcze wiele kwestii pozostaje nierozstrzygniętych. O ile rze-
telnym źródłem wiedzy były polskie prace Marii Gutkowskiej-Rychlew-
skiej (1968) czy Andrzeja Banacha (1957), to dewizka okazała się na tyle 
nieuchwytnym przedmiotem badań, że poszukiwania należało znacząco 
rozszerzyć. Temat dewizek był podejmowany również w ramach opraco-
wań z zakresu dziejów biżuterii i rzemiosła artystycznego (D’Allemagne, 
1923; Vevér, 1906–1908; Samek, 1984) zegarmistrzostwa (Siedlecka, 1985; 
Urešová, 1987), ale też kultury i obyczajów na przestrzeni wieków (Kito-
wicz, 1985; Gloger, 1972). Dzięki szerszemu kontekstowi dewizka prze-
stawała powoli być jedynie elementem garderoby, bardzo żywo reagują-
cym na wszelkie zmiany w modzie. Należało postawić hipotezę, że była 
też istotnym komunikatem o  człowieku i  wyznawanych przez niego 
wartościach. 

Uważna lektura miedzy innymi powszechnie znanego Opisu obycza-
jów za panowania Augusta III ks. Jędrzeja Kitowicza (1985) skłoniła do 
głębszych badań nad niematerialnym wymiarem dewizki. Autor poza tym, 
że jako baczny obserwator rozróżniał polski i niemiecki sposób noszenia 
dewizki, to wymieniając różnorodne formy tych maleńkich precjozów, 
podkreślił, że były one wyznacznikiem poważania w określonych kręgach 
społecznych (Kitowicz, 1985, s. 256, 290).

Jednak by przejść do rozważań o  dewizce jako symbolu ludzkich 
emocji i  przeżyć, należy najpierw doprecyzować jej status jako biżute-
rii. Według najbardziej ogólnej definicji biżuteria to drobne wyroby złot-
nicze i  jubilerskie, które dzieli się na dwie grupy: biżuterię ciała i biżu-
terię stroju, zwaną też „galanterią” (Kubalska-Sulkiewicz, 2007, s.  47). 
Dewizka w  świetle badań nad jej genezą i  funkcjami wydaje się wyła-
mywać z  tego prostego podziału. Poza powszechnie znaną i  rozpozna-
waną funkcją użytkową (łańcuszek służący do mocowania zegarka kie-
szonkowego do ubrania) i dekoracyjną (charakteryzującą biżuterię stroju, 
tj. agrafy, klamry, spinki do mankietów, szpile) prezentuje bardzo szeroki 
wachlarz funkcji  – w  tym silnie powiązanych z  emocjonalnością czło-
wieka, a  odwołujących się do identyfikacji, nobilitacji, komunikacji czy 
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ochrony – oraz ma niezwykle bogatą wymowę symboliczną m.in. zwią-
zaną z tożsamością właściciela (co wiąże ją z kolei z biżuterią ciała, tj. dia-
demami, pierścieniami, naszyjnikami, amuletami, bransoletami).

Obecnie pojawia się szereg badań nad narracyjnością zabytkowej 
i współczesnej biżuterii i chętnie rozpatruje się jej rolę w ujęciu społecz-
nym i kulturowym. Dostrzega się, że noszenie biżuterii ma głębsze zna-
czenie poza podkreślaniem indywidualności użytkownika. Biżuterię nosi 
się w celu wyeksponowania więzi społecznych i wspólnoty poprzez samą 
fizyczność noszonego przedmiotu. Te powiązania społeczne mogą okre-
ślać związki emocjonalne na poziomie rodziny, pokrewieństwa, przyjaźni 
oraz stosunki kształtujące się w  grupach o  podobnych przekonaniach 
politycznych lub religijnych. Jack Cunningham (2008) przekonująco 
argumentował w swojej rozprawie za terminem „biżuteria narracyjna”, co 
wyraźnie sugeruje już na etapie nazewnictwa, że dzieło takie ma znacze-
nie, ma historię do opowiedzenia, coś istotnego w związku z właścicielem 
przedmiotu komunikuje. 

Biżuteria często ma indywidualne i osobiste znaczenie dla posiadacza 
nie tylko ze względu na niepowtarzalny wygląd, ale właśnie dlatego, że 
funkcjonuje jako środek do komunikacji i  wywoływania interakcji spo-
łecznych będących źródłem rodzących się głębokich emocji (Ahde-Deal, 
2013, s.  11, 27). Z  punktu widzenia semiologicznego szczególna grupa 
(w tym dewizka) jest zakodowanym komunikatem o funkcji emotywnej 
i odnosi się nie tyle do przedmiotu, ile podmiotu, by go wzruszać, wstrzą-
sać nim, poruszać jego zmysły w subiektywny i ekspresywny sposób (Gui-
raud, 1974, s. 14–15).

Badania nad zabytkową biżuterią w  kontekście znaczeń symbolicz-
nych czy prób rekonstrukcji emocjonalnych zależności mogą jednak cza-
sami stanąć wobec trudnych dylematów – zwłaszcza że typ biżuterii pod-
dawanej analizie zniknął z powszechnego użytkowania wręcz całkowicie. 
Również to wyparcie bazuje na silnych nieraz emocjach, o  czym pisał 
w swoich krótkich refleksjach na temat losów przedmiotów Banach:

Niechęć wobec pamiątek, pogarda dla każdej formy przywiązania może 
pojawiać się po katastrofach. Człowiek, któremu wszystko zabrano, 
pozbywa się, aby mniej cierpieć. Nie każdy lubi chować korespondencji po 
zmarłym. Fragment przeszłości, drobny szczegół dawnego domu powo-
duje ból. Nie liczy się przecież w tych przedmiotach wartość materialna. 
Ważny jest ślad życia, które wiedzie za sobą dawna fotografia albo inna 
rzecz z szuflady (Banach, 1960, s. 7).

Dewizka, trafiając do kolekcji czy zbiorów muzealnych, stała się 
„osobliwością wyrwaną z  macierzystego kontekstu współrzędnych 
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semiotycznych” (Kowalski, 2008, s.  21). Nie jest jednak niemożliwe 
powrócenie do jej znaczenia, choć zapewne nigdy nie jest się w  stanie 
dokonać pełnej rekonstrukcji, gdyż: po pierwsze przedmiot należy do 
przeszłości, po drugie znaczeń (zwłaszcza mających wymiar emocjo-
nalny) jest wiele – „tak wiele, jak liczni byli jego [przedmiotu] użytkow-
nicy” (Barański, 2008, s. 268).

Próby uchwycenia w  analizie zabytkowej biżuterii wątków dotyczą-
cych emocji są na razie stosunkowo rzadkie. Anna Saratowicz-Dudyń-
ska (2019) w  swoich rozważaniach podkreśla, że poza uważną analizą 
formy i stylu warto określić cel istnienia określonych precjozów. Rozróżnia 
ich pięć: ozdobić, olśnić, nagrodzić, obejmować, znaczyć. Pod terminem 
czwartym z kolei „obejmować” lokuje nacechowanie emocjonalne biżute-
rii wyrażającej m.in. opiekuńczą troskę o dzieci oraz oznaczającej miłość 
i serdeczną pamięć.

Wbrew dzisiejszemu dysonansowi badawczemu w  przeszłości emo-
cjonalna rola precjozów sentymentalnych (bo głównie na takich skupią 
się rozważania niniejszego tekstu) spychała na drugi plan rolę estetyczną 
oraz wartość materialną biżuterii. W Polsce biżuteria mająca za zadanie 
upamiętniać utraconych przyjaciół, utrwalić uczucia wdzięczności wobec 
rodziców, szacunek wobec sławnych postaci czy po prostu miłą okolicz-
ność rozwijała się od czwartej ćwierci XVIII w. Natomiast na przełomie 
XVIII i  XIX  w. połączył się ów sentymentalizm jeszcze z  romantycz-
nym kultem pamiątek, przez co biżuteria (np. medalion z portrecikiem 
lub pukiel włosów schowany w  sekretniku) stał się widomym znakiem 
pamięci, miłości, żalu, uczuć rodzinnych, przyjacielskich i patriotycznych 
(Toczyńska, 2013, s. 122).

Pamiątki wyrażające społeczne mity, określające społeczność i budu-
jące jej tożsamość to jeden z wymiarów lokowania w dewizkach uczuć. 
Były m.in. wyrazem postaw patriotycznych i  sposobem manifestowa-
nia żałoby narodowej. Dokonywało się to poprzez umieszczanie na 
nich zakazanych przez zaborców symboli, np. Orła Białego w połącze-
niu z  wizerunkiem Tadeusza Kościuszki (il.  1. MRZL.HT.269) 1, sym-
bolami krzyża, serca i kotwicy (il. 2. MRZL.HT.182) lub kajdan (Soko-
łowska, 2007, s. 237; szerzej o biżuterii patriotycznej m.in.: Bauer, 2014, 
s.  53–72). Jednak w  tych krótkich rozważaniach punkt ciężkości został 
przesunięty na trudniejsze w analizie znaki i symbole oznaczające emocje. 
Przede wszystkim skupiono się na uczuciach indywidualnych, intymnych 

1	 Wszystkie przykłady dewizek opatrzonych numerem inwentarzowym, podane w  tekście, 
pochodzą ze zbiorów Muzeum Regionalnego Ziemi Limanowskiej, posiadającego najwięk-
szą w Polsce kolekcję dewizek, prezentowaną na zmodernizowanej w 2017 wystawie „Historia 
w dewizce zapisana”. 
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i skrytych. Dlatego uwaga skoncentrowana została na przedmiotach, które 
„podtrzymują więź z czasem i miejscami, osobami, a nawet je uobecniają” 
(Barański, 2008, s. 271), przypominając dawne uczucia.

Il. 1. Dewizka typu fob chain zdobiona podobizną Tadeusza Kościuszki (MRZL.
HT.269)

Il.  2. Dewizka typu Albert z symbolami serca, krzyża i  kotwicy 
(MRZL.HT.182) z okresu powstania styczniowego

Źródło: zbiory Muzeum Regionalnego Ziemi Limanowskiej.

Już samo ofiarowanie w  formie prezentu biżuterii (bez względu na 
jej formę) od bardzo dawna było oznaką miłości, przyjaźni lub zawartej 
umowy (Letkiewicz, 2011, s. 145). Warto to proste stwierdzenie Ewy Let-
kiewicz podkreślić, gdyż dewizka niejednokrotnie była darem lub prezen-
tem ofiarowywanym, by wyznać uczucia w zakamuflowany dla otoczenia, 
ale zrozumiały dla odbiorcy sposób.

Jennifer A. Jorm (2015) w pracy z zakresu kultury materialnej poświę-
conej zagadnieniom miłości i  straty w  XVIII-wiecznej Anglii, badając 
pamiętniki i  wszelkiego typu prywatne zapiski młodych niezamężnych 
kobiet, natrafiła na dowody, że dewizka była niemym wyrazicielem uczuć 
wobec mężczyzny. Jorm podkreślała, że w badanym okresie zaloty wyma-
gały nieoczywistych atrybutów, gdyż

(…) listy były zwyczajowo wysyłane jedynie do członków rodziny, 
a  kobiety były zniechęcone do ujawniania zbyt wielu emocji wobec 
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potencjalnych zalotników. Kobieta mogła zachęcać mężczyznę do zalo-
tów, ale „nie na tyle, aby stać się obiektem plotek wśród rówieśników lub 
celem krytyki ze strony rodziców” (Jorm, 2015, s. 32) 2.

W dalszej części podaje przekład młodej kobiety z tak zwanego dobrego 
domu, niejakiej Betsy Sandwith, która:

(…)nigdy nie zapisywała swoich uczuć do zalotnika Henry’ego Drin-
kera w swoim pamiętniku. Zamiast tego prowadziła rejestr swoich robó-
tek przez trzy lata. Wszystko, co zrobiła, było albo dla członka rodziny, 
albo duchownego, z  wyjątkiem dwóch łańcuszków do zegarków kie-
szonkowych, które zrobiła dla niespokrewnionego Drinkera (Jorm, 2015, 
s. 32–33). 

Również Elizabeth Graeme Ferguson, pisarka amerykańska żyjąca w latach 
1737–1801 (Tikkanen, 2022), chcąc okazać szacunek (ale być może też 
głębsze uczucia) swojemu narzeczonemu Williamowi Franklinowi zre-
zygnowała ze słów. Uplotła dla niego dewizkę i  wręczyła jako sym-
bol uczucia, które zakończyło się wraz ze sprzeciwem rodziców wobec 
związku młodych ludzi (Jorm, 2015, s. 33). 

Dewizka w kontekście takich rozważań jest zaskakująca, gdyż najle-
piej przebadaną i chyba najłatwiej kojarzoną grupą drogocennych precjo-
zów wyrażających uczucia romantyczne są pierścienie (Scarisbrick, 2007; 
Clifford Smith, 1908). Zapewne wręczenie dewizki mężczyźnie (nieko-
niecznie wykonanej własnoręcznie) jeszcze długo wiązało się z  silnymi 
emocjami, zwłaszcza jeśli łączyło się to z jakąś osobistą ofiarą. Wszystko 
wskazuje na to, że dopiero burzliwe losy I  wojny światowej zmieniły 
podejście do sentymentalnych gestów i drogocennych prezentów. W pod-
ręczniku dobrego wychowania z  okresu dwudziestolecia międzywojen-
nego, w części poświęconej zwyczajom, tradycjom i przesądom autorka 
Jadwiga Kiewnarska zaznaczyła:

Popularna a rzewna historja amerykańska o młodym mężu, który sprze-
dał swój jedyny zegarek, aby móc kupić garnitur grzebieni dla ukochanej 
żony, która ze swej strony sprzedała swe piękne włosy, aby kupić mężowi 
dewizkę do zegarka – stała się dziś nieaktualna (Kiewnarska, 1931, s. 165).

2	 Wszystkie cytaty z języka angielskiego tłumaczone przez A.K.
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Il. 3. Dewizka typu fob chain z zawieszką w kształcie serca zdobionym koralem (MRZL.
HT.234)
Il.  4. Dewizka typu fob chain z  zawieszką w  kształcie serca wyłożoną masą perłową 
(MRZL.HT.279)
Il.  5. Srebrna dewizka dekorowana stylizowaną głową węża pokrytą niebieską, czarną 
i żółtą emalią (MRZL.HT.1165)

Źródło: zbiory Muzeum Regionalnego Ziemi Limanowskiej.

Jak widać, dewizki również mogły być nośnikiem miłosnych wyznań, 
zapewnień lub zaklęć. Aby to odkryć, należało w większości przypadków 
uważnie przyjrzeć się z pozoru tylko estetycznym formom ornamental-
nym zdobiącym łańcuszki typu fob chain, guard chain, Albert czy châte
laine. Najmniej problemów stwarza „odczytanie” motywu serca, w najróż-
niejszych kształtach i technikach – od klasycznego serduszka po tzw. serca 
wiedźmy o ogonku skręconym w prawą stronę (znanym w ornamentyce 
już w XV wieku) – czy szkocki luckenbooth z XVII wieku (2005). Nie bra-
kuje dewizek zdobionych tym motywem, jednak należy pamiętać, że serce 
w  symbolice uczuć stało się bardzo wcześnie produktem komercyjnym, 
dodawanym do każdego typu ornamentu (Høystad, 2011, s.  212–214) 
(il. 3. MRZL.HT.234 – serduszko z koralem; il. 4. MRZL.HT.279 – ser-
duszko z masą perłową). Dlatego warto zwrócić uwagę na symbole, które 
we współczesnej kulturze stały się prawie całkowicie nieme, pomimo że 
dawniej wyrażały wiele odcieni emocjonalnego zaangażowania. Ana-
lizując uważnie motywy zdobiące wybrane dewizki z  kolekcji ze zbio-
rów Muzeum Regionalnego Ziemi Limanowskiej, można zidentyfikować 
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bardziej oryginalne sposoby mówienia o  uczuciach za pośrednictwem 
pięknych przedmiotów. Na przykład delikatna srebrna dewizka, subtel-
nie dekorowana pięknie stylizowaną głową węża w technice emalii (il. 5. 
MRZL.HT.1165). W  przypadku wspomnianej dewizki należy jeszcze 
przeprowadzić analizę porównawczą w zakresie ornamentyki, jednak jest 
to ciekawy motyw, który przypomina o pewnym zapomnianym symbolu 
miłosnym. Pierścienie, bransolety, łańcuszki czy dewizki dekorowane 
motywami węża, wysadzane szmaragdami lub pokryte niebieską emalią 
miały oznaczać oraz zapewniać wieczną miłość. Taka specyficzna sym-
bolika miała szerszy kontekst historyczny i kulturowy. Katalogi aukcyjne 
biżuterii sentymentalnej (2017, s.  42–43) wiążą ten symbol z  wydarze-
niami z roku 1839, kiedy to książę Albert wręczył królowej Wiktorii pier-
ścień zaręczynowy w  kształcie węża ozdobionego szmaragdami. Zapo-
czątkował tym modę wśród zakochanych na wyrażanie uczuć za pomoc 
biżuterii dekorowanej sylwetkami węża.

Il. 6. Dewizka typu fob chain ze stylizowaną 
zawieszką w kształcie węzła z osadzonym 
pośrodku rubinem (MRZL.HT.540)

Il. 7. Dewizka typu Albert z odręcznie wyrytą 
Gwiazdą Dawida (MRZL.HT.490)

Źródło: zbiory Muzeum Regionalnego Ziemi Limanowskiej.

Poszukując wśród dewizek romantycznych wyznań, warto zwró-
cić uwagę na inny interesujący motyw będący rzecznikiem uczuć miłos-
nych – tzw. węzeł kochanków (w niektórych przypadkach przybierający 
formę dwóch węzłów na podwójnej wstążce, z  podwójnymi zakończe-
niami). Dewizkę typu fob chain (il. 6. MRZL.HT.540) zdobi miedziany 
stylizowany węzeł, pośrodku którego został osadzony rubin i  zapewne 
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właścicielowi lub właścicielce miał ten ornament zapewnić miłość i wier-
ność. Węzeł wraz ze splecionymi dłońmi (dexterium iunctio) jako sym-
bol był obecny w biżuterii symbolicznej w obrzędach weselnych, odwo-
łując się niejednokrotnie również do dziewictwa panny młodej (Rotter, 
2014, s. 119). Węzeł, który niemal wszędzie na świecie był traktowany jako 
amulet chroniący uczucia przed ich utratą (w magiczny sposób zatrzymu-
jący niematerialne emocje), ma też ciekawą etymologię, na którą zwraca 
uwagę Mircea Eliade. Węzeł kojarzy z czynnością pętania, w wielu języ-
kach odnosi się również do wyrażania czarów (też miłosnych), np. greckie 
katadéo oznacza „mocno spętać”, a  także „spętać przez rzucenie uroku, 
zasupłując węzeł” (stąd katadesmos  – „sznur”, „rzucić urok”; łacińskie 
fascinum  – „uroki”, „czary”, spokrewnione jest z  fascia – „przepaska”, 
„wstęga” i z „fascis – „wiązka” (Eliade, 2009, s. 152–154, 158–159). 

Uczucia wyrażone w  symbolach i  znakach były wzmacniane przez 
słowa, czyli wszelkiego rodzaju inskrypcje. Biżuteria od wieków była per-
sonalizowana grawerami, napisami lub monogramami. Człowiek wyka-
zywał poprzez to skłonność do uczuciowej zażyłości z rzeczami. Zmie-
niając fabrycznie wykonane produkty w myśl indywidualnych upodobań, 
przetwarzając je na wyznaczniki tożsamości, przelewał w  przedmioty 
emocje dotąd im nie przynależne (odręcznie wykonane grawery można 
zaobserwować na dewizkach: il. 7. MRZL.HT.490 – Gwiazda Dawida; 
il. 8. MRZL.HT.525 – krzyż, serce, kotwica). Ewa Klekot, zastanawiając 
się nad zagadnieniem ontologii rzeczy, zwracała uwagę:

Zmieniając tożsamość rzeczy człowiek wchodzi z nią w bardzo intymny 
kontakt – staje się jej twórcą. Takie działanie uświadamia poczucie blisko-
ści z rzeczami polegającej na ustawicznej zmianie ich tożsamości (Klekot, 
2008, s. 194). 

Odręczne grawery czy profesjonalnie wykonane przez rzemieślników 
inskrypcje nie były niczym nowym. Wystarczy sięgnąć do prac Christopha 
Witta (2019), który w  swoich rozważaniach poświęcił uwagę obecności 
biżuterii w literaturze średniowiecznej z terenów Niemiec, Anglii i Fran-
cji. Jedno z jego wstępnych założeń równie dobrze mogłoby w parafrazie 
dotyczyć dewizek i ich roli w wyrażaniu sekretów serca. Ukazał bowiem 
Witt biżuterię jako narzędzie 

(…) tworzenia emocjonalnych relacji międzyludzkich – mogąc je zarówno 
symbolizować, inicjować, wpływać na nie i dawać im świadectwo. Słowa, 
napisy mogły zintensyfikować lub spersonalizować uczuciowo dary, pod-
kreślając sposób, w  jaki te przedmioty wchodzą w  interakcję z  ludźmi, 
przyjmując rolę nieludzkich aktorów (Witt, 2019, s. 291).
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Il.  9. Medalik z motywem niezapo-
minajki i francuską sentencją. Frag-
ment dewizki typu fob chain (MRZL.
HT.202)

Źródło: zbiory Muzeum Regionalnego Ziemi Limanowskiej.

Il. 8. Dewizka typu Albert z odręcznie wyry-
tym, powtarzającym się motywem serca, krzyża 
i kotwicy (MRZL.HT.525)

Zapewne dlatego w  świecie drogocennych precjozów niezwykle 
powszechne stało się wyrażanie uczuć w  uniwersalnym języku miłości, 
jakim od XV wieku stał się język francuski. Godne podkreślenia jest, że 
francuskojęzyczne wyznania łączono z symboliką niebieskich kamieni lub 
błękitnej emalii, również przypisywanych uczuciom miłosnym. Można 
się domyślać, że taką wymowę posiadał w  przeszłości jeden ze złotych 
pierścieni z  lazurową emalią i  inskrypcją J’aime votre coeur („Kocham 
pani serce”), figurujący w spisie przytaczanym w artykule przez Letkie-
wicz (2011, s. 149). 

Silnie zindywidualizowanym wyznaniem uczuć był prawdopodob-
nie medalik przypięty do pochodzącej z Francji delikatnej dewizki typu 
fob chain (il. 9. MRZL.HT.202). Zdobiący go kwiat niezapominajki miał 
zachowywać lub manifestować uczucia, lecz nie robił tego w  sposób 
oczywisty i  jednoznaczny. Maleńki bukiecik otacza subtelny napis Peti-
tes fleurs parlez pour moi („Maleńkie kwiaty mówią za mnie”). Te słowa 
przypominają o  popularnych jeszcze w  dwudziestoleciu międzywojen-
nym zabawach salonowych związanych z mową kwiatów (traktowanych 
jako szybko więdnący orędownicy uczuć), wydawanych również w formie 
krótkich wierszyków, jak np. ten o  niebieskich kwiatkach: „Modra nie-
zabudka/ Jest znakiem wierności/ Chociaż tak malutka,/ Modra nieza-
budka./ Zła jest miłość krótka/ Nie daje radości./ Modra niezabudka/ Jest 
znakiem wierności” (Machlejd, 1927, s. 8). W tych słowach odbija się echo 
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symboliki niezapominajki osadzonej w kulturze. Dzięki odniesieniu do 
tekstu związanego z obyczajowością epoki można dokonać interpretacji 
zarówno słów, jak i ornamentu omawianej dewizki. Małe kwiaty mówiły 
z jednej strony o tkliwej oraz czułej wierności, z drugiej natomiast były też 
kojarzone z rozpaczliwą i wieczną miłością. Zresztą z samej swej nazwy 
były oznaką pożegnania, wspomnień i pamięci. Jednocześnie swoje zna-
czenie zawdzięczają wspomnianej błękitnej barwie, która odnosiła się do 
trwałości. Manfred Lurker (2011) dodatkowo podkreślał, jak istotna jest 
barwa tego błękitnego kwiatu jako symbolu pogodzenia czerwieni i bieli, 
słońca i księżyca oraz wyrazu tkwiącej głęboko w duszy człowieka tęsk-
noty, czego przykład dostrzega w  powieści Henricha von Ofterdingen 
Novalisa (Lurker, 2011, s. 265). 

Biżuterię sentymentalną można najogólniej podzielić na dwa zasadni-
cze typy: miłosną oraz żałobną. Podział taki pozwala wyszczególnić dwie 
grupy zjawisk łączących się z najsilniejszymi emocjami, niejednokrotnie 
silnie ze sobą powiązanymi. Pierwsze przykłady biżuterii żałobnej poja-
wiły się w XVII wieku w Anglii (Clifford Smith, 1908, s. 369). W następ-
nym stuleciu ten typ wykorzystywał barokową symbolikę wanitatywną, 
czyli motywy czaszki, piszczeli, klepsydry, krzyża, czy napisów memento 
mori i  czarnej emalii. Jednocześnie pojawiły się całkiem nowe zestawy 
sceny alegorycznych z wyobrażeniem urn, wierzb płaczących oraz grobów. 
Epoka wiktoriańska rozwinęła tradycję żałobną w  ornamentyce biżute-
rii, wzorując się na postawie królowej Wiktorii, która otwarcie opłakiwała 
śmierć swojego męża, księcia Alberta. Na podstawie kolekcji w Muzeum 
Wiktorii i  Alberta można rozróżnić różnorodne typy biżuterii wykony-
wanej ze złota i  srebra, dekorowanej czarną emalią, gagatem, onyksem, 
perłami, czarnym szkłem oraz ornamentami floralnymi (Clifford Smith, 
1908, s. 369; Biżuteria, 2017, s. 58). Najbardziej oryginalną, wywołującą 
obecnie sprzeczne odczucia, była sentymentalna biżuteria z włosów ludz-
kich. Miała ona na celu upamiętnić i uhonorować ukochaną osobę i być 
mottem właściciela: „Kogo włosy noszę – kochałem najbardziej” (Clifford 
Smith, 1908, s. 370).

Przed zaprezentowaniem przykładów dewizek z  ludzkich włosów 
i podjęciem próby odczytania znaczeń i emocji, jakie ze sobą niosły, warto 
wyraźnie podkreślić, że obecnie w ujęciu estetycznym i antropologicznym 
włosy są niezwykle trudne do jednoznacznego określenia. Są integralnym 
elementem człowieka, jego cielesności i równie dobrze mogą znajdować 
się w sferze estetycznej, jak i wywoływać obrzydzenie oraz silny emocjo-
nalny wstrząs. Jako symbol są nośnikami skomplikowanych i nieraz cał-
kowicie przeciwstawnych znaczeń, mogą być tabu, amuletem, oznaką 
magicznych zdolności, fetyszem, ale też pamiątką o znamionach zażyło-
ści i intymności (Bandura, 2017). 
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W warstwie znaczeniowej włosy w  wielu kręgach kulturowych miały 
kryć tajemnicze cielesne siły, np. w mitologii starożytnego Egiptu zrozpa-
czona po śmierci Ozyrysa Izyda na znak żałoby obcięła swoje pukle (Lurker, 
1989, s. 269). Władysław Kopaliński (2017) podkreśla symboliczną moc wło-
sów jako siedliska siły i duszy, przez co miały one stanowić niezwykle cenną 
ofiarę już w czasach starożytnych Greków. Cofnięcie się aż do starożytno-
ści w poszukiwaniu genezy symboliki włosów tylko unaocznia, że dewizka 
sięgała po znaki w  kulturze najmocniej zakorzenione, niezwykle mocno 
powiązane z wiarą w połączenie materialności z duchowością, widzialnego 
z niewidzialnym. Jak wiele emocji ze sobą niosły włosy, świadczy chociaż 
potrzeba przechowywania pojedynczych loków lub pukli będących 

(…) znakiem, zakładem, fetyszem [W myśl teorii Rolanda Barthes’a, 
że fetyszem jest „każdy przedmiot dotknięty przez ciało ukochanej osoby” 
(Barthes, 1996, s. 243) – A.K.], amuletem miłości. Lok świętego jest typową 
relikwią zachowującą intymną więź z duszą i cnotami świętego. Lok wło-
sów dziecka jest pamiątką rodzinną, wyrażającą pragnienie zatrzymania 
dziecięctwa w czasie (Kopaliński, 2017, s. 476–477).

Znana jest bardzo liczna grupa wyrobów biżuteryjnych z monogra-
mami, miniaturowymi portrecikami malowanymi na kości lub silhouette 
(profilowe portreciki wycinane z  papieru), często łączonych z  puklami 
włosów. Klejnoty z  włosami osób bliskich, będące cząstką ukochanej 
osoby, stanowiły szczególną pamiątkę. Podobnie jak klejnoty z portretami, 
traktowane były jak talizmany, przypominające noszącej go osobie o ofia-
rodawcy (Letkiewicz, 2011, s. 151). Klejnoty żałobne, które często zawie-
rały spersonalizowane napisy, takie jak inicjały i daty, już w XVIII wieku 
były dowodem rosnącego pragnienia zapamiętania i bycia zapamiętanym. 
Garnitury biżuterii żałobnej często składały się z pierścionków, medalio-
nów, broszek, szpilek, châtelaine, naszyjników, kolczyków i pierścionków 
mających manifestować „publiczną żałobę” (Jorm, 2015, s. 59).

Medaliony czy sekretniki mogły być dopinane do dewizek, lecz 
w wypadku tego typu biżuterii rozwinęła się znacznie bardziej interesująca 
badawczo, swoista moda, by całą dewizkę pleść z włosów ludzkich (MRZL.
HT.721; MRZL.HT.722; il. 10. MRZL.HT.723; il. 11. MRZL.HT.724).

Dewizki żałobne były cenne dla właściciela, ponieważ fizycznie repre-
zentowały przeszły stan emocjonalny. A noszone przy sobie, nieustannie 
pobudzały do refleksji nad tym doświadczeniem, nie pozwalając zgas-
nąć emocjom związanym ze stratą ukochanej osoby. Tego typu biżute-
ria była zmaterializowaniem pamięci oraz swoistym zminiaturyzowanym 
świeckim relikwiarzem i mikromuzeum uczuć (Pointon, 1999, s. 52–56). 
Według Helen Sheumaker:
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(…) natychmiastowy smutek, jaki odczuwał młody mąż po śmierć żony, 
był nieistotny, ponieważ bez względu na to, ile bólu psychicznego doświad-
czył, to nie była „prawdziwa” trauma fizyczna. Ale jego dewizka zrobiona 
z jej włosów, po jej fizycznej śmierci manifestowała ten smutek i zapew-
niała stałe przypomnienie o  ważności tego doświadczenia (Sheumaker, 
za: Jorm, 2015, s. 69).

Il.  10. Dewizka typu Albert wyko-
nana z ludzkich włosów, dekorowana 
mosiężną klamrą z motywem floral-
nym (MRZL.HT.723)

Il.  11. Dewizka typu guard chain wykonana 
z ludzkich włosów (MRZL.HT.724)

Źródło: zbiory Muzeum Regionalnego Ziemi Limanowskiej.

Powstaje pytanie, czy było to przypomnienie jedynie dla właściciela 
dewizki, czy dla każdego, z kim się spotykał (czyli dla swoistego widza)? 
(Pointon, 1999, s. 53).

Biżuteria z  włosów ukochanych i  bliskich osób, które odeszły, była 
niezwykle powszechna. Do tego nawet stopnia, że w  XIX  w. publiko-
wano podręczniki dla kobiet, jakie techniki plecenia, wzorów i ornamen-
tów można wykorzystywać do stworzenia uświęconej pamięcią pamiątki, 
przybierającej kształt châtelaine, Alberta lub guard chain (Campbell, 
1867). Pomimo że takie podejście mogło sprawiać wrażenie, że ta biżute-
ria wydawała się bezosobowa, to jednak tym przedmiotom nie brakowało 
mocy afektownej: „(…) przywoływały ukochaną twarz, która już nigdy 
nie będzie widziana, sceny, które nigdy więcej się nie wydarzą” (Poin-
ton, 1999, s.  52). Ponadto przekształcały coś nieczystego, bluźnierczego 
i nieuporządkowanego w święty przedmiot, któremu nadano siłę wiary, 
pamięci, czci, podziwu i strachu (Pointon, 1999, s. 43, 52–53). 

Echa potęgi uczuć skrytych w dewizkach plecionych z włosów ukocha-
nej osoby przebrzmiewają również w innych wytworach kultury. W poezji, 
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na przykład Cypriana Kamila Norwida, który w wierszu LVI cyklu Vade-
-mecum interpretował taki przedmiot jako emblemat czułości: „Czułość 
bywa (…) jak plecionka długa z włosów blond,/ Na której wdowiec nosić 
zwykł/ Zegarek srebrny” (Norwid, 1934, s.  365). Najprawdopodobniej 
w  połowie XIX wieku dewizka z  włosów była znamiennym symbolem 
uczuciowych sentymentów średnich sfer mieszczańskich. W  literaturze 
tamtego okresu objawiało się to niejednokrotnie m.in. u Flaubertowskiego 
pana Karola Bovary, ale też u prowincjuszy z Bouvarda i Pécucheta. 

Na koniec jeszcze jeden literacki przykład okazywanej za pomocą biżu-
terii żałoby po stracie przyjaciół. W jednej z powieści Charlesa Dickensa 
(który był wiernym kronikarzem swojej epoki) pt. Wielkie nadzieje (wyda-
nej po raz pierwszy w 1861 r.), opisując powierzchowność pana Wemmi-
cka, narrator dodawał:

(…) nosił aż cztery żałobne obrączki na palcach, a krawat przypięty bro-
szą przedstawiającą wizerunek damy oraz wierzby płaczącej nad mogiłą, 
na której stała urna. Zauważyłem też, że łańcuszek jego zegarka zdobiło 
aż kilka pierścieni i  pieczęci, które wyglądały jakby był całkiem obcią-
żony wspomnieniami o  zmarłych przyjaciołach (Clifford Smith,1908, 
s. 369–370). 

Podsumowując, dewizka jest być może teraz tylko niemym relik-
tem przeszłości uwięzionym w szklanej gablocie, lecz wnikliwe badania 
potwierdzają, że jeszcze przed I wojną światową była niesamowitym noś-
nikiem ukrytych komunikatów. Wyrażała niejednokrotnie niezwykłą wie-
dzę o człowieku, jego przekonaniach i uczuciach. Ta niepozorna biżuteria 
określana mianem drobnej galanterii to nie tylko świadectwo dziejów kul-
tury materialnej (które bada się z perspektywy historii sztuki, rękodzieła 
artystycznego czy dziejów mody), ale też historia wyrażania uczuć za 
pośrednictwem pięknych i kunsztownych przedmiotów o głębokiej sym-
bolice, będących społecznym i  kulturowym manifestem uczuć towarzy-
szących człowiekowi stojącemu w obliczu życia i śmierci.
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S t r e s z c z e n i e

Rodzina jest kluczową strukturą społeczną z  punktu widzenia obecności 
i  znaczenia religii w  dzisiejszej kulturze. Proces sekularyzacji spowodował 
poważne zmiany cywilizacyjne, które dotknęły zarówno religię, jak i rodzinę. 
Świeckość stała się głównym wyznacznikiem tożsamości człowieka. Badania 
z dziedziny antropologii kultury, socjologii religii czy teologii fundamental-
nej wykazują, że teoretyczny model homo oeconomicus czy homo faber nie do 
końca odzwierciedla obraz egzystencji „realnego człowieka”. Pozostają w nim 
wciąż cechy homo religiosus, czyli człowieka odczuwającego dramat istnie-
nia, wymiar ostateczności i  tajemnicy. Poszukując sensu istnienia i  znacze-
nia swych przeżyć, tworzy symbole, które są próbą nazwania transcendującej 
go rzeczywistości. W tym aspekcie rodzina jest podstawowym środowiskiem 
socjalizującym człowieka również w wymiarze religijnym i dającym mu moż-
liwość doświadczenia rzeczywistości sakralnej.

S Ł O WA  K LU CZE   : 	 rodzina, religia, kultura, rytuał, sekularyzacja

A B S TR ACT

The Family as an Environment of Religious Experience within Secular 
Culture

The family is an essential social structure with regard to the presence and 
importance of religion in contemporary culture. The process of seculariza-
tion has brought about significant civilizational changes that have affected 
both religion and the family. Secularism has become the main determinant of 
a modern person. Studies in cultural anthropology, sociology of religion and 
fundamental theology show that the theoretical models of homo oeconomi-
cus or homo faber do not fully reflect the existence of the “real person”. A per-
son still has some characteristics of homo religiosus, i.e. a person who feels the 
drama of existence, the dimension of finality and mystery. In the search for the 
meaning of existence and the meaning of one’s experience, one creates sym-
bols in an attempt to name the transcendent reality. From this point of view, 
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the family is a fundamental environment that socializes the person, also in the 
religious dimension, and allows him or her to experience sacred reality.

K E Y W O R D S :  	family, religion, culture, ritual, secularization

Wstęp

W ostatnich kilkudziesięciu latach w  naukach zajmujących się religią 
miała miejsce szeroka debata na temat sekularyzacji. Wytworzyła się 
wyraźna polaryzacja poglądów: z jednej strony twierdzono, że religia tra-
ciła stopniowo swoją moc i znaczenie społeczne, z drugiej, że siła religij-
nych wierzeń nie zmniejszyła się, nawet jeżeli coraz mniej ludzi należało 
formalnie do organizacji religijnych (Giddens i Sutton, 2014, s. 125). 

Propagatorzy świeckości kultury podkreślają potrzebę dominacji poglą-
dów, które są według nich bardziej racjonalne niż myśl religijna. Źródłem 
takiego nastawienia jest tzw. mit oświecenia, który polega na wezwaniu czło-
wieka do przejścia z ciemności objawienia do światła ludzkiego rozumu, od 
prawd wątpliwych do tego, co oczywiste. Wyrazem tego mitu ma być prze-
konanie, że jedynie język oparty na danych empirycznych, wynikających 
z badań naukowych, ma sens. Natomiast język religijny jest ze swej natury 
bezprzedmiotowy i nie odnosi się do realnego doświadczenia (Jasiński, 2017, 
s.  118). W  drugiej połowie XX wieku sekularyzację rozumiano i  przed-
stawiano jako kluczowy fakt wyjaśniający zmniejszającą się intensywność 
wydarzeń o charakterze religijnym. Choć należy dodać za Piwowarskim, że 
od tezy tej w wielu środowiskach nastąpił odwrót, gdy w wielu badaniach 
pojawił się widoczny fakt odrodzenia religijnego w parametrze doświadcze-
niowym oraz utrzymywanie się ludowej religijności, która nie ulegała zmia-
nom, mimo cywilizacyjnych przemian (Piwowarski, 1983, s.  66). Należy 
więc podkreślić, że osłabienie religii jest faktem, jednak jej obecność jest 
zauważalna, a nawet w niektórych elementach egzystencji wzrastająca. Nie 
została ona całkowicie zepchnięta na peryferie życia społecznego. W roz-
winiętej nowoczesności religia jakby zyskała na znaczeniu, chociaż stała się 
bardziej zróżnicowana i pluralistyczna. Mimo pewnego braku zaufania do 
tradycyjnych form wyrazu przeżyć religijnych odmieniona, nienarzucana 
wprost, często spontaniczna obrzędowość przeżywa zauważany progres. 
Widoczne w przestrzeni publicznej stały się pielgrzymki, uliczne nabożeń-
stwa pasyjne oraz nowe formy ekspresji obrzędów religijnych przeżywanych 
w rodzinach (Dąsal, 2008, s. 1).

Kolejne części niniejszego artykułu przedstawią rodzinę jako środo
wisko przeżyć religijnych. Kontekstem będzie obraz człowieka egzy-
stującego w  szeroko pojętej kulturze, postulującej radykalnie świecką 
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formułę egzystencji. Następnie wskaże się na widoczną rozbieżność mię-
dzy naukowym opisem człowieka a  jego realną egzystencją, której naj-
bardziej widoczną egzemplifikacją jest potrzeba symbolizacji i nadawania 
znaczenia przeżyciom transcendującym teoretyczny obraz świata. Dopro-
wadzi to do przekonania, że wymiar religijny jest wciąż żywy i choć tra-
dycyjne jego przejawy nie są już powszechne, to jednak nie można mówić 
o jego zaniku. Następnie wskaże się rodzinę jako niezbędny składnik każ-
dej społeczności i  jednocześnie wspólnotę uobecniającą przeżycia reli-
gijne. Szczególnym wymiarem tej funkcji jest rytuał religijny, podlegający 
przeobrażeniom, ale wciąż odnoszący się do wymiaru sacrum. Ten ostatni 
aspekt przedstawiony zostanie w kontekście przesłania chrześcijańskiego, 
w szczególności Kościoła katolickiego, dla którego rodzina jest najistot-
niejszym podmiotem w misji ewangelizacyjnej.

Świeckie tło kulturowe

Sekularyzacja, czyli zjawisko zmniejszania się więzi z religią oraz rezyg-
nacja ze sformalizowanych form pobożności jest widoczna we wszyst-
kich religiach. Pojawiają się jednak też wypowiedzi, które umiejscawiają 
ten proces praktycznie wyłącznie w  obszarze chrześcijaństwa (Jasiń-
ski, 2017, s. 144). W tym kontekście określa się ją jako „odkościelnienie”, 
czyli zmniejszanie się statystyk uczestnictwa w zgromadzeniach liturgicz-
nych, osłabienie wiary, a także zanikanie przejawów religijności w życiu 
codziennym. Proces ten należałoby rozumieć jako utratę przez instytu-
cje religijne powszechnego wpływu na społeczeństwo oraz jako pomniej-
szenie wiarygodności religijnego opisu świata w świadomości ludzi wie-
rzących. W  Europie sekularyzacja pojawiła się wraz z  oświeceniową 
nowoczesnością. Samo pojęcie zostało upowszechnione nieco później. 
Oznaczało wówczas wyzwanie rzucone chrześcijaństwu, a przede wszyst-
kim instytucjonalnym formom tej religii (Mariański, 2017, s. 234–236).

Pojęcie sekularyzacji występuje w  różnych znaczeniach. L.  Schnei
der wyróżnia cztery odmienne znaczenia tego terminu, a  mianowicie: 
a) desakralizację i racjonalizację społeczeństwa; b) spadek znaczenia reli-
gii w  społeczeństwie, czyli zjawisko uwolnienia się instytucji świeckich 
spod zorganizowanej kontroli instytucji religijnych; c) przekształcanie się 
wartości religijnych w wartości świeckie; d) utratę społecznego znaczenia 
religijnego myślenia, praktyki i instytucji (1970, s. 176–177).

Z kolei José Casanova teorię sekularyzacji opisuje trzema różnymi 
twierdzeniami: a) oddzielenie i emancypacja sfery świeckiej od religijnych 
instytucji i norm, b) zanikanie religijnych przekonań i wzorów zachowań, 
c) przesunięcia się religii ze sfery publicznej do sfery prywatnej (1998, s. 410).
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W wymiarze praktycznym sekularyzacja jest widziana jako zeświec-
czenie religii, czyli powolna degradacja znaczenia chrześcijaństwa 
w życiu społecznym. W konsekwencji nastąpiło pomniejszenie znaczenia 
autorytetów religijnych w dziedzinach świeckiej dominacji, co było jedno
znaczne z  utratą powszechnej kontroli religii nad życiem społecznym 
(Kaufmann, 2000, s. 84–85).

Habermas podkreśla, że teza o istniejącym związku przemian społecz-
nych i sekularyzacji opiera się na kilku podstawach: a) antropocentryczny 
obraz świata jako wynik postępu naukowo-technicznego jest niemożliwy 
do połączenia z wizją religijną i teologiczną; b) kultura, polityka, prawo, 
wychowanie i nauka stały się autonomiczne, religia stała się sprawą pry-
watną, a  związki wyznaniowe utraciły dotychczasowe znaczenie, ogra-
niczając swoje funkcje do spraw religijnych; c) wzrastający dobrobyt 
i  bezpieczeństwo zmniejszyło zapotrzebowanie na praktyki religijne, 
odwoływanie się do sił transcendentnych, gwarantujących bezpieczeń-
stwo stało się coraz mniej widoczne (Habermas, 2009, s. 387).

W takich warunkach dokonała się marginalizacja religii, której zna-
czenie widoczne stało się bardziej w  sferze prywatnej niż społecznej. 
Dokonał się też radykalny spadek tradycyjnych form religijności, czyli 
praktyk kościelnych, wiary w Boga osobowego oraz innych prawd prze-
słania chrześcijańskiego (Mariański, 2017, s. 238).

Świeckość stała się wyznacznikiem zachodniej kultury. Na jej charakte-
rystykę składały się cztery kluczowe cechy: doczesność, relatywizm, przy-
padkowość i autonomia. Pierwsza – wynika z doświadczenia czasu, który 
przenika całą rzeczywistość. Egzystują one w historii i przemijają, a  tym 
samym są śmiertelne i  mają swój koniec. Dotychczasowy trwały porzą-
dek rzeczy zastąpiony został zmienną, przemijającą i nieokreśloną histo-
rią, w  której szuka się źródeł sensu ludzkiego istnienia. Kultura świecka 
ukształtowała świadomość własnej historyczności, otwartości na przyszłość, 
twórczych możliwości natury oraz optymizmu ukierunkowanego na przy-
szłość (Gilkey, 1976, s. 58). Pojęcia takie jak np. „wieczność” stały się niezro-
zumiałe, bo nie znalazły przejawów w całym ludzkim doświadczeniu. To, 
co oznaczone w czasie, zajęło miejsce tego, co wieczne (Smith, 1971, s. 196). 

Następny czynnik, czyli relatywizm, eksponuje różnorodne zależności 
i  zdeterminowanie człowieka. Nauki empiryczne oraz nauki społeczne 
stały się katalizatorem mentalności wiążącej człowieka z  przestrzenią 
i  czasem. Z  doświadczenia zniknęły przejawy tego, co absolutne. Stałe 
i niezmienne faktory zastąpiły takie pojęcia jak: proces, zmiana czy kon-
tekst. Wytworzona tzw. scjentystyczna mentalność wiele elementów kul-
tury, o widocznych związkach z religią, traktuje jako niezrozumiałe, czy 
nawet obce, bo wytworzone w innym kontekście kulturowym i historycz-
nym (Gilkey, 1976, s. 51–53).
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 W przestrzeni religijnej język symboliczny funkcjonuje jako narzę-
dzie przenikania pod powierzchnię zjawisk i sięgania do ich głębi, uka-
zując racjonalność i  celowość świata. Natomiast przypadkowość, jako 
kolejna cecha współczesnej kultury, odmawia rzeczywistości precyzyj-
nego określenia jej przyczyn. Wprawdzie nie można pominąć faktu, że 
doświadczenie empiryczne odkrywa jakiś określony porządek, który daje 
poczucie trwałości ludzkiej egzystencji. Wskazać można powtarzające się 
prawidłowości czy nawet antycypować przyszłe wydarzenia, ale ma to 
jedynie wymiar praktyczny czy nawet utylitarny, by w sensie technicznym 
i naukowym umożliwiać rozwój i postęp (Gilkey, 1976, s. 42–58). 

Nie ulega wątpliwości, że świecka kultura zachęca do afirmacji wol
ności, przekonując o  możliwościach samorealizacji, według osobistych 
możliwości. Odpowiedzialność za siebie i  swoją historię, której nadaje 
sens, jest cechą człowieka odrzucającego poglądy oparte na autorytetach 
religijnych i wymogach z tego wynikających. Jest to kolejna cecha świe-
ckiego samorozumienia. Autonomia, czyli wolność od kościelnego auto-
rytetu i dogmatu, stały się warunkiem sine qua non pełnego szczęścia na 
ziemi (Kongregacja Nauki Wiary, 1986, n. 1).

W konkluzji tego wątku należy stwierdzić, że w  przekonaniu wielu 
autorów świeckość stała się częścią składową nowoczesności (Bruce, 2002, 
s.  43), a  nowoczesna kultura zachodnia oderwała się od swoich sakral-
nych źródeł (Krasnodębski, 2001, s.  8). Doświadczenie przypadkowości 
i doczesności oraz wybór relatywizmu i autonomii stały się wyznaczni-
kami samowystarczalnego humanizmu (Taylor, 2007, s.  12–13). W  tym 
kontekście obecne są też twierdzenia, że tego typu nowoczesna świado-
mość nie oznacza bynajmniej braku religii. Można zauważyć, że kryzys 
ponowoczesności stwarza warunki do rozwoju wierzeń religijnych, a reli-
gia może uczestniczyć w dyskursie publicznym.

Ludzka potrzeba symbolizacji

Społeczeństwo pluralistyczne jest faktem, jednak teorie stwierdzające 
zanik religii wraz z postępującą sekularyzacją nie sprawdziły się. Wyro-
słe z pozytywistycznej koncepcji człowieka takie pojęcia jak homo faber 
czy homo oeconomicus nie w pełni adekwatnie oddają codzienną egzysten-
cję. Nie można bowiem pominąć ludzkiej potrzeby i możliwości tworze-
nia symboli, czyli nadawania znaczeniowości czy wręcz dramatyczno-
ści swego życia. S. Langer zalicza zdolność symbolizacji do pierwotnych 
aktywności człowieka, podobnie jak jedzenie, spostrzeganie i poruszanie 
się. Jest ona właściwa tylko człowiekowi i  stanowi podstawowy i  trwały 
proces duchowego życia człowieka (Langer, 1976, s. 41). 
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Wobec powyższego można stwierdzić za M.  Eliadem, że współ-
czesny człowiek, przekonany o  swojej świeckości, w  realnym zachowa-
niu ujawnia jednak cechy homo religiosus. Przykładem tego są uroczy-
stości i  zabawy, różnego rodzaju ceremonie publiczne, a nawet zawody 
sportowe  – pozbawione treści religijnej, a  mimo to zachowujące wciąż 
strukturę symboli i obrzędów. W pewnym sensie więc religia jest obecna 
kulturze świeckiej i nie można stwierdzić, że nie pełni nadal zasadniczej 
funkcji w przestrzeni psychologicznej (Eliade, 1997, s. 180).

Powyższa teza implikuje potrzebę tworzenia obrazu „realnego czło-
wieka”, który ujawnia zarówno racjonalne, jak i nieracjonalne elementy 
egzystencji w  przełomowych momentach doświadczenia zła, cierpie-
nia, egoizmu, ale też dobra, radości i miłości. Taki zaś kontekst domaga 
się uwzględnienia faktu realnych przeżyć i  problemu ich znaczenia. 
Dogłębna analiza prowadzi do konkluzji, że deklarowany świecki świato-
pogląd nie jest pełnym opisem codziennej egzystencji. Między deklarowa-
nym samorozumieniem a przeżywaną egzystencją istnieje widoczna róż-
nica, czyli między tym, co myśli, i tym, czego doświadcza, istnieje pewien 
stan napięcia, który nie daje pełnego zrozumienia i domaga się konkret-
nych dookreśleń (Życiński, 1988, s. 49).

Pierwszym wyznacznikiem tej dysharmonii jest stwierdzenie, że 
człowiek ma potrzebę zrozumienia własnego życia również w  wymia-
rze moralnym i zdobycia pewności podstaw aksjologicznych. Autonomia 
i wolność są jego niekwestionowaną przestrzenią, ale ma też świadomość 
istnienia innych ludzi i życia wspólnotowego. Dlatego np. doświadczenie 
przyjaźni i miłości implikuje np. rezygnację z osobistych korzyści i intere-
sów. W egzystencji pojawia się więc coś nieznanego dla świeckiego rozu-
mienia i trudnego do interpretacji. I ten wymiar sprawia, że życie ludz-
kie jest nieporównywalne do niczego istniejącego na ziemi i jest właśnie 
życiem specyficznie ludzkim (Rahner, 1983, s. 53).

Opisana powyżej wizja człowieka, przed którym otwiera się „pełnia 
życia”, bez konfliktów i  ograniczeń nie jest też pełnym opisem rzeczy-
wistości. Doświadczane wciąż tragedie i kryzysy, komunikowana medial-
nie przemoc i różne formy nienawiści stanowią inną dysharmonię między 
świecką deklaracją a konkretną egzystencją. W konsekwencji nie jest moż-
liwa pełna identyfikacja z takim światem (Kasper, 1979, s. 29). Implikuje 
to konstatację, że realne faktory, które kształtują historię, są poza wpły-
wem człowieka. One powodują także, że cele, które sobie wyznacza, reali-
zuje często w sposób przypadkowy i często na przekór założonej strategii. 
W historii widać zatem wymiar niepewności i tajemnicy oraz doświadcze-
nie zależności, na którą nie ma żadnego wpływu. To z kolei rodzi prze-
życie powinności, niepokoju moralnego, a nawet winy, które rozumie się 
jako specyficzne ludzkie doznania (Rahner, 1987, s. 87).
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W świeckiej egzystencji pozostało więc „coś” do końca niedopowie-
dziane, niejako spontaniczne, ale żywe i mające znaczenie, a mianowicie 
wymiar tajemniczej ostateczności. Jak pisze Rogowski: 

Tajemnica w swej istocie to nie jakaś reszta pytań, które na razie pozo-
stają bez odpowiedzi, to nie margines problemów, których dzisiaj nie 
można rozwiązać, ale to coś, co jest nierozdzielnie złączone z istotą czło-
wieka i świata, coś, co nie tylko wynika z doczesnej kondycji ludzkiej, ale 
z natury człowieczeństwa, coś, co nie jest przedmiotem dyskursów akade-
mickich, ale przedmiotem przeżycia i egzystencjalnego doznania (Rogow-
ski, 1986, s. 51).

Świadomość ostatecznego aspektu życia pojawia się np. w sytuacji jakie-
goś radykalnego zagrożenia i wynikającej z tego bezsilności. Wymiar osta-
teczności jawi się więc jako rzeczywistość transcendentna wobec czło-
wieka. Może być rozumiana jako coś pozytywnego, ale też możliwe jest 
odbieranie jej jako siły destrukcyjnej (Tillich, 1987, s. 41). 

Można więc stwierdzić, że na każdym poziomie życia możliwe jest 
odniesienie do ostatecznej podstawy, z odczuciem jej jako piękna, sensu 
i radości istnienia lub przerażenia czy też nicości. Niezależnie od rodzaju 
tego doświadczenia faktem jest odczucie wymiaru egzystencji, które nie 
pochodzi od człowieka, a  jednak jest w  nim obecne i  jednocześnie go 
transcenduje (de Schrijver, 1981, s. 46).

Powyższe analizy wskazują na aspekty egzystencji wymykające się 
racjonalnemu opisowi i potrzebę nadania im znaczenia. Dlatego realny 
człowiek wytwarza symbole, uczestniczy w  zdarzeniach rytualnych 
i orientuje się na wartości. Symbolizacja i rytuały wiążą całe życie ludzkie: 
narodziny, zdrowie, chorobę, śmierć oraz religię, odkrywającą sens wspól-
noty, społeczną więź, ale też przeżycie sacrum i profanum (Piwowarski, 
1983, s. 15). Stwarza to możliwość badania obszarów i środowisk, w któ-
rych uzewnętrznia się egzystencja pomijana w  świeckim opisie świata. 
W niniejszym artykule wyszczególniona jest rodzina jako miejsce, w któ-
rym mają miejsce rytuały, wskazujące na religijny charakter człowieka. 

Religijna funkcja rodziny

Opisane powyżej procesy przyczyniły się do radykalnej zmiany – transfor-
macji tzw. społeczeństwa losu do społeczności o charakterze pluralistycz-
nym. Kultura, w której wiara w Boga była oczywistością, przeobraziła się 
w ten sposób, że nawet dla człowieka głęboko i autentycznie religijnego 
stała się ona tylko jedną z wielu propozycji aksjologicznych (Taylor, 2007, 
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s.  13). Bezsprzecznie najistotniejszym środowiskiem dojrzałego wyboru 
wiary religijnej jest rodzina. Należy zaznaczyć, że rozumiana jako podsta-
wowa instytucja społeczna, w zasadniczych elementach zdeterminowana 
jest funkcjonowaniem całego społeczeństwa. W  związku z  tym zmiany 
zachodzące w wymiarze szeroko pojętej kultury wywołują również pewne 
reperkusje w  funkcjonowaniu rodziny. Oczywistym jest, że dokonane 
powyżej analizy przemian, w  tym procesu sekularyzacji, dotyczą rów-
nież rodziny. W wymiarze praktycznym widoczne zmiany społeczno-kul-
turowe to chociażby wzrost znaczenia kobiet, powszechnie obecnych na 
rynku pracy, odkładanie decyzji matrymonialnych, wynikających po czę-
ści z wydłużenia się okresu kształcenia, ale też rosnąca liczba rozwodów. 
Współczesny styl życia z zasady nie idzie w parze z potrzebą zachowania 
spójności i  stabilności rodziny. Fakt izolacji młodych rodzin od swoich 
bliskich, najczęściej związany z koniecznością zmiany miejsca zamiesz-
kania, wielość obowiązków służbowych, coraz szybszy rytm życia, jedno-
znacznie wpływa na zanik tradycyjnych form spędzania wspólnego czasu 
(Tyszka, 2003, s. 97).

Należy też pamiętać, że obok rodzin, ukształtowanych zgodnie z regu-
lacjami prawnymi i religijnymi, popularne stały się również formy życia 
rodzinnego o charakterze niezalegalizowanym, które opierają się jedynie 
na osobistej decyzji wspólnej egzystencji. W związku z tym w badaniach 
społecznych mówi się o  coraz częstszych odmiennych formach: samot-
nym rodzicielstwie, tzw. związkach kohabitacyjnych czy rodzinach zre-
konstruowanych (Janicka i Liberska, 2014, s. 56).

Mimo tych okoliczności dla wielu rodzin religia jest wciąż istotnym 
składnikiem życia. W wymiarze praktycznym wyznacza rytm codzien-
nej egzystencji i determinuje świąteczną obrzędowość, czyli w pewnym 
sensie ma kluczowe znaczenie dla podejmowanych decyzji o charakte-
rze ogólnym. Tak istotne wydarzenia, jak narodziny, dojrzewanie, stra-
tegia celów życiowych i ich osiąganie, ale też ostatecznie śmierć doko-
nują się w kontekście rodzinnym. W tych egzystencjalnych momentach, 
jak już wykazano powyżej, szczególną rolę odgrywa religia. J.M. Yin-
ger podkreśla, że jeśli doświadczenie cierpienia, śmierci, niepoko-
jów i w ogóle sensu życia nie znikną z ludzkiej perspektywy, to trudno 
stwierdzić, że religia nie będzie zajmować ważnego miejsca w ludzkiej 
historii (1970, s. 9).

W perspektywie socjologicznej rodzinę określa się jako ważną czy nawet 
podstawową instytucję społeczną. Wynika to z faktu, że w jej funkcjonowaniu 
obecne są wszystkie istotne elementy instytucji: trwała struktura, kultywo-
wanie podstawowych wartości, ustalonych tradycją i obyczajem zamknięty 
system, dający wysoki stopień integracji oraz sprzyjające warunki na zaspo-
kojenie podstawowych potrzeb społecznych (Piwowarski, 1974, s. 407).
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Należy zaznaczyć, że rodzina, będąc z  jednej strony instytucją spo-
łeczną, z drugiej jest społecznością religijną. W tym drugim zakresie pełni 
uprzywilejowaną rolę, realizując np. socjalizację religijna dziecka. Inaczej 
mówiąc, rodzina jest pierwszą instytucją, w której kształtuje się społeczno-
-religijna tożsamość człowieka. Według T. Boissen religia i rodzina uka-
zują wyjątkowy rodzaj powiązań, obcy innym związkom instytucjonal-
nym. Dodać należy, że relacje te znajdują wyraz w określonym systemie 
zachowań i symboli religijnych. Wobec tego rodzina jest nie tylko instytu-
cją paralelną w stosunku do religii, ale także posiada analogiczną struk-
turę. Jest zdolna sama z  siebie wypełniać funkcje religijne, w  związku 
z czym uprawniony jest wniosek o pewnego rodzaju symbiozie przyna-
leżności religijnej i rodzinnej (1955, s. 35).

Można więc wykazać, że rodzina w  różnych społeczeństwach od 
zawsze była szczególnym „miejscem” religijnej aktywności. Bez wątpie-
nia jednak taki charakter instytucji rodzinnej wynika przede wszystkim 
z oddziaływania na nią instytucji, czyli różnych związków wyznaniowych 
(Wach, 1961, s. 87)

Z perspektywy Kościoła katolickiego instytucję rodziny otacza się 
szczególną troską. Rodzina była zawsze w centrum uwagi Kościoła i wśród 
wielu instytucji społecznych, zajmowała w chrześcijańskim systemie war-
tości centralne miejsce. Wraz z ideą odnowy, wynikającą z uchwał Soboru 
Watykańskiego II, zgodnie z którą sformułowano nowe perspektywy teo-
logiczne, pojawiły się oryginalne inspiracje pastoralne i liturgiczne doty-
czące również rodziny, nazywanej Kościołem domowym czy swoistym 
sanktuarium domowym (Nowak, 2017, s. 185–186).

W takiej właśnie przestrzeni przekazywane są określone wielowie-
kową tradycją system wartości oraz podstawowe normy i  wzory zacho-
wań. Rodzina ich nie tworzy, ale jest swoistym tradentem eklezjalnej 
aksjologii, która kojarzona jest ze społecznym poczuciem miłości, solidar-
ności i braterstwa. Tego typu procesy socjalizacyjne w rodzinie wywołują 
oczekiwane skutki społeczne w postaci przystosowania dziecka do odpo-
wiedzialnej pozycji i  roli w szerszej społeczności Kościoła (Piwowarski, 
1974, s. 410–411).

Rytuał rodzinny

Wpływ opisanych wyżej procesów sekularyzacji dotyczy również prze-
mian znaczenia rytuałów. Etymologia terminu „rytuał” wskazuje na 
łacińskie jego pochodzenie od słowa ritus oznaczającego obrzęd reli-
gijny, ceremonię, zwyczaj, sposób postępowania. Można więc stwier-
dzić, że pierwotnie rytuał był zarezerwowany wyłącznie dla zjawisk ze 
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sfery sacrum. Współczesne tendencje rozszerzają jednak pojęcie rytuału 
i obejmują nim coraz większą liczbę zjawisk. Kultura świecka ma również 
wpływ na zmianę dyskursu naukowego dotyczącego pojęcia rytuału, który 
zdecydowanie wyprowadził je poza sferę religijną. J. Pawlik podkreśla:

Jeśli początkowo „rytuał” oznaczał nabożeństwo albo pisemne wska-
zówki do niego, to od przełomu XIX i XX wieku słowo „rytuał” jest sto-
sowane do określenia zachowania symbolicznego w ogólności, czegoś, co 
można odnaleźć prawie we wszystkich dziedzinach kultury (2006, s. 26).

Powyższe uwagi pozwolą lepiej zrozumieć rolę rytuału religijnego w życiu 
rodzinnym. Podkreślić należy, że rytuały są wciąż jednym z najważniej-
szych składników socjalizacji religijnej. Podstawową ich funkcją jest 
komunikowanie, potwierdzanie i symboliczne odgrywanie porządku spo-
łecznego, wskazywania na ciągłość między przeszłością i teraźniejszocią 
(Herriger, 1998, s. 113–114). W konsekwencji więc z religijnym wymia-
rem życia rodzinnego związany jest problem rytuału czy też pewnych 
przepisów, które by odpowiednio kierowały i pomagały rodzinie w prze-
żywaniu jej modlitw i obrzędów. Badacze zdarzeń rytualnych posługują 
się różnymi wyrazami, takimi jak „zwyczaj”, „obrzęd”, „ceremonia”. 

Rytuał religijny spełniany w rodzinie jest definiowany jako czynność 
symboliczna, która umożliwia rodzinie – za pomocą przedmiotów, gestów 
i  słów zorientowanych na sacrum  – znalezienie całościowej i  religijnej 
perspektywy dla życia rodzinnego. Należy zaznaczyć, że „czynność sym-
boliczna” wskazuje na taką czynność, która zawiera symbole i pozostaje 
w relacji do nich. „Symbole” zaś to przedmioty, gesty, słowa, które repre-
zentują coś poza sobą, przekazują jakieś znaczenie lub wyrażają jakąś 
wartość. W  tym wypadku chodzi o  symbole religijne, czyli przedmioty, 
gesty i słowa odnoszące się do sacrum (Piwowarski, 1988, s. 8).

Tego typu religijne rytuały mogą być klasyfikowane zgodnie z  ich 
przewidywanymi funkcjami i złożoną lub prostą naturą form ceremonial-
nych (Mariański, 1990). Zdaniem W. Piwowarskiego można je podzielić 
na kilka grup, przy czym klasyfikacja ta, uwzględniająca także wymiar 
rodzinny, nie pretenduje do rozłączności i  ekskluzywności. Pierwszą 
grupę stanowią obrzędy doroczne, które z uwagi na miejsce, w którym się 
odbywają, mają charakter: 

a.	 kościelny, np. Adwent, Boże Narodzenie, Wielki Post, Wielkanoc, 
Boże Ciało, Wszystkich Świętych, odpust parafialny; 

b.	 lokalny, np. święcenie pól, składanie wieńców dożynkowych w kościele; 
c.	 związany z domem rodzinnym, np. dzielenie się opłatkiem, bło-

gosławieństwo rodziców przed ślubem, dekorowanie okien domów 
w miejscach usytuowania sanktuariów maryjnych. 



Marek Żmudziński – Rodzina jako środowisko przeżyć religijnych w świeckiej kulturze

621

	 Drugą grupę rytuałów łączy fakt przyjmowania sakramentów świę-
tych. Można tu wyróżnić: 

a.	 obrzędy kościelne, np. chrzest, Eucharystię, ślub kościelny, pogrzeb; 
b.	 obrzędy religijno-kulturowe, odwołujące się do zwyczajów regio-

nalnych i lokalnych, np. chrzciny, uroczystość pierwszej Komunii 
świętej, akt weselny, stypa. 

	 Trzecia grupa rytuałów obejmuje sakramentalia, które w ważny spo-
sób wiążą wartości religijne z  życiem codziennym ludzi wierzących: 
poświęcenie domów, pojazdów, zwierząt domowych, modlitwa różańcowa 
w otoczeniu kapliczek i przydrożnych krzyży itp. W przypadku obrzędów 
„mieszanych”, odwołujących się do cyklów i kryzysów życia, inicjacji do 
nowych ról społecznych i biografii jednostki (imieniny, urodziny), wystę-
puje niejednokrotnie splot tradycyjnych wierzeń o charakterze religijno-
-magicznym, sfery sacrum i profanum (Piwowarski, 1996, s. 208–223).

Badania socjologiczne ukazują w  tym obszarze pewne tenden-
cje. Jedną z nich jest fakt, że rytuały związane z tradycyjną religijnością 
zostały uproszczone, a  pierwiastek sacrum zredukowany. Jednocześnie 
nabrały charakteru bardziej rodzinnego i prywatnego. W tym kontekście 
widoczne jest słabnięcie integracyjnych funkcji religii. Kościół przestał 
być jedynym układem odniesienia dla rytuałów religijnych w  rodzinie, 
który obecnie bardziej niż kiedyś kształtuje człowiek inspirowany kul-
turą masową W praktyce dokonało się przeniesienie praktyk rytualnych 
z obszaru sacrum do obszaru świeckiego. Nawet obrzędowość bożonaro-
dzeniowa „przeniosła” się do domu i ma niejednokrotnie charakter bar-
dziej rodzinny niż religijny. Indywidualizacja życia rodzinnego pozwoliła 
na wykształcenie własnych, niepowtarzalnych rytuałów oraz przesunię-
cie wielu praktyk rytualnych z  dużych grup do małych, czyli ze społe-
czeństwa do rodziny. Zauważa się też pewną dwoistość w funkcjonowa-
niu rytuału rodzinnego. Z jednej strony jego nasilanie się, z drugiej zaś 
proces jego laicyzacji. Polega to na autonomizacji wartości drugorzędnych 
i na zagubieniu wartości nadrzędnych (Decyk, 1992)

Powyższe procesy mają też wpływ na rozumienie i przeżywanie sym-
boli, jako zasadniczego nośnika znaczenia w  rytuale rodzinnym. Pod-
kreślane są dwie tendencje. Pierwszą sygnalizuje Th. O’Dea, gdy stwier-
dza, że symbole są przedmiotem napięcia w rytuale religijnym, co wynika 
z  jednej strony z  ich subiektywnego charakteru (uzewnętrzniają reli-
gijne postawy i ucieleśniają religijne znaczenie), a z drugiej strony – z ich 
obiektywizacji i rutynizacji (przekształcają się w utrwalony i powtarzany 
schemat). W wyniku tego napięcia symbole religijne tracą związek z emo-
cjami i postawami, a w konsekwencji zostają pozbawione subiektywnego 
znaczenia (alienują się, nie są zrozumiałe albo służą innym wartościom 
w rodzinie, np. wzmocnieniu więzi rodzinnej) (1966, s. 92–95).
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Drugą tendencję opisuje M. Eliade, wskazując na proces infantylizacji 
symboli religijnych. Ma to miejsce wtedy, gdy w świadomości ludzi sym-
bol traktowany jest w sposób niedojrzały, utożsamiając konkretny symbol 
z  rzeczywistością, na którą wskazuje i  do której się odwołuje (1958, 
s. 444–456).

***

Bez względu na opisane okoliczności w sensie chrześcijańskim znacze-
nie rodziny w  przekazie wiary religijnej jest zasadnicze. Wraz ze świa-
domością, że procesy sekularyzacyjne dotykają zakotwiczonej w rodzinie 
tradycyjnej religijności, uformowano w ostatnich dziesięcioleciach nowe 
perspektywy teologiczne i liturgiczne. Zwraca się w nich uwagę na zasad-
nicze wartości odnoszące się do modlitwy i  liturgii w rodzinie, w której 
celebruje się różnego rodzaju wydarzenia eklezjalne i kulturowe. W tym 
sensie rodzina nazywana Kościołem domowym czy „sanktuarium domo-
wym” traktowana jest jako istotne środowisko rytuału, w  tym rytuału 
religijnego. Z  jednej strony analizuje się widoczną dezaktualizację wie-
lowiekowych znaczeń symboli i degradację rytuałów rodzinnych. Z dru-
giej jednak podkreśla się realną szansę na odbudowę znaczenia rodziny 
i jej podmiotowości religijnej. Szansę tę upatruje się w konkretnej ludzkiej 
egzystencji, w której pomimo deklarowanej świeckości obecne są wymiar 
tajemnicy, ostateczności i lęku przed nieznaną przyszłością oraz potrzeba 
wspólnoty. Pogłębiona refleksja nad obecnymi w kontekście rodziny prze-
jawami celebracji religijnej daje realną szansę na odnowioną konceptu-
alizację potrzeb religijnych człowieka. Pielęgnowanie rodzinnych rytua-
łów wynikających z roku liturgicznego i tradycji kulturowych może stać 
się formą inspirującą odnowioną refleksję intelektualną nad potrzebą 
wymiaru transcendencji w ludzkiej egzystencji.
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W XVI i XVII r. duży wpływ na rozwój politycznego myślenia miały pisma 
Niccolo Machiavellego, choć w tychże czasach termin „racja stanu” naj-
pełniej wyjaśnił Giovanni Botero (Tracz-Tryniecki, 2020, s. 312). Jednak 
to Florentczyk stał się istotnym punktem odniesienia dla twórców euro-
pejskich, w  tym – co trzeba zaznaczyć – również polskich. Wśród nich 
należy wymienić Andrzeja Maksymiliana Fredrę – barokowego pisarza, 
który uznawał Machiavellego za kogoś, kto uzasadnia posługiwanie się 
niemoralnymi środkami w polityce, aby osiągnąć określone cele. Ów woje-
woda podolski podziela jednakże poglądy florenckiego sekretarza na temat 
republiki rzymskiej, a te zawarte są w Rozważaniach nad pierwszym dzie-
sięcioksięgiem historii Rzymu Liwiusza. Zarówno Niccolò Machiavelli, jak 
i Andrzej Maksymilian Fredro wysoce cenili republikańską formę rządów 
panującą w starożytnym Rzymie. Obaj myśliciele uznawali też, iż spra-
wiedliwe sprawowanie władzy w państwie jest niezbędne, aby utrzymać 
w nim zwierzchnictwo. Jednak ich zdaniem nie wszystkie narody w tym 
samym stopniu wykazują predyspozycje do „bycia wolnymi” (Tracz-Try-
niecki, 2019, s. 67–68). 

Do twórców, którzy podejmowali tematy niezwykle ważne i popularne 
w XVI i XVII wieku, należeli nie tylko Montaigne, Machiavelli, Bacon, 
Saavedra, Gracian, Lipsjusz, Marliani, ale również Łukasz Opaliński 
czy – wspomniany – Andrzej Maksymilian Fredro. W swoich rozważa-
niach powracali oni do idei zawartych w pismach klasycznych oraz nowo-
żytnych, które dotyczyły rządów w  państwie, moralności w  dyplomacji 
czy w polityce, cnoty, roztropności, panowania nad ludźmi, a także wzbu-
dzania w nich szacunku (Dąbkowska, 2000, s. 84–85). Andrzej Maksymi-
lian Fredro – co wynika z lektury jego Gestorum Populi Poloni – znacze-
nie takich słów jak fortuna, virtu, occasione oraz necessita mógł zaczerpnąć 
z dzieł Machiavellego. Wskazuje na to zwłaszcza – zawarty we wspomnia-
nym utworze wojewody podolskiego – opis wojny mołdawskiej, która pro-
wadzona była przez Iwona, hospodara wołoskiego. Nie należy jednakże 
expressis verbis stwierdzić, że Fredro czytał pisma Florentczyka. Niewyklu-
czone bowiem, iż znał koncepcje Niccolò Machiavellego z innych źródeł, 
co byłoby zresztą wielce prawdopodobne, gdyż twórczość florenckiego 
sekretarza należała w Europie w XVII w. do bardzo popularnych (Tracz-
-Tryniecki, 2019, s. 67–68). 

Andrzej Maksymilian Fredro niewątpliwie wiedział, kim był Machia-
velli, gdyż w  Monitach powołuje się na niego kilkukrotnie, wymienia-
jąc go z nazwiska. Zdaje się, że wojewoda podolski znał przynajmniej 
dwa dzieła Florentczyka: Księcia oraz Rozważania nad pierwszym dzie-
sięcioksięgiem historii Rzymu Liwiusza. W Monitach zawarte są bowiem 
sformułowania podobne do tych, które znajdują się w  wymienionych 
powyżej pismach politycznych. Nie wszędzie jednak występują tam 



Anna Maciejewska – Recepcja pism Niccolò Machiavellego

627

jawne nawiązania do Machiavellego. Mógł na to wpływać fakt, iż od 
czasów Soboru Trydenckiego twórczość florenckiego sekretarza wid-
niała w indeksie ksiąg zakazanych. Andrzej Maksymilian Fredro w swo-
ich Monitach wielokrotnie wskazywał wprawdzie, że jest głęboko wie-
rzącym katolikiem i właśnie dla takich czytelników pisze swoje dzieło. 
Mimo wszystko wojewoda podolski czerpie z pism autora Księcia, a czyni 
to nawet w tych fragmentach swojego tekstu, gdzie zastosowanie owego 
„zabiegu” nie jest konieczne (Głębicka i Lasocińska, 1999, s. 8–9). Pisze 
m.in. – nawiązując do Rozważań nad pierwszym dziesięcioksięgiem historii 
Rzymu Liwiusza – o dwóch rzymskich wodzach 1, którzy byli bardzo sza-
nowani przez żołnierzy, choć różnili się postępowaniem: jeden odzna-
czał się łagodnością, drugi natomiast srogością. Ponadto przeinaczył myśl 
Machiavellego (Głębicka i Lasocińska, 1999, s. 8–9): „Z tejże podobno 
miary Machyjawel mniema, że lud bywa niewdzięczniejszy niżeli jedna 
osoba pańska” (Fredro, 1999, s. 99).

Florencki sekretarz wyraził zupełnie przeciwny pogląd niż ten powyż-
szy 2, przedstawiony przez Fredrę. Warto podkreślić, iż dla wspomnianego 
wojewody podolskiego najważniejszym pisarzem nowożytnym był Diego 
de Saavedra y  Fajardo, twórca dzieła Idea principis christiani, znanego 
również pod innym tytułem: Symbola politica. Mimo że Saavedra został 

1	 Andrzej Maksymilian Fredro w swoich Monitach zawarł taką oto myśl: „Nadmierna suro-
wość Manliusza Torkwata wzbudziła w  wojsku nie nienawiść, lecz uwielbienie, a  łagod-
ność i pobłażliwość Waleriusza Korwina obrociła się nie w pogardę, lecz w miłość (jak nie 
bez słuszności zauważa Machiavelli), tak że ani jeden, ani drugi nie stracił sympatii swoich, 
ponieważ posiadając inne wyjątkowe cnoty, przydawali sprawom autorytetu, równoważyli 
je lub (jeśli mogę tak powiedzieć) przeważali dzięki pięknu innego czynu” (Fredro, 1999, 
s. 245–247).

		  Wojewoda podolski nawiązywał zatem do tego, co napisał Machiavelli w Rozważaniach nad 
pierwszym dziesięcioksięgiem historii Rzymu Liwiusza: „Żyło w Rzymie w  tym samym czasie 
dwóch wybitnych wodzów, Manliusz Torkwatus i  Waleriusz Korwinus, równych sobie pod 
względem męstwa, odniesionych tryumfów i chwały. Z równą odwagą zwalczali oni wrogów, 
ale w zupełnie różny sposób traktowali swych żołnierzy. Manliusz odznaczał się wielką suro-
wością, nie szczędził podwładnym kar i obarczał ich ciężkimi pracami. Waleriusz łagodny był 
i ludzki, a do żołnierzy odnosił się z ojcowską dobrotliwością. Manliusz dla zapewnienia sobie 
posłuszeństwa zabił własnego syna, natomiast Waleriusz nie uczynił nikomu nic złego. Mimo 
tak różnego postępowania obaj odnosili te same sukcesy na polu walki, z korzyścią dla repub-
liki i dla siebie samych. Nigdy się nie zdarzyło, aby choć jeden z ich żołnierzy odmówił pójścia 
do boju, zbuntował się lub w jakikolwiek inny sposób okazał nieposłuszeństwo, a przecież roz-
kazy Manliusza były tak srogie, że poszła od nich nazwa manliana imperia, na oznaczenie roz-
kazów przesadnie surowych” (Machiavelli, 2009, s. 313).

2	 Niccolò Machiavelli w Rozważaniach nad pierwszym dziesięcioksięgiem historii Rzymu Liwiusza 
zaznaczał: „Niechaj władcy nie skarżą się na podległe im ludy z powodu niegodziwości, które 
popełniają one wobec władców, gdyż należy je wyłącznie przypisać ich własnym zaniedbaniom 
lub złemu przykładowi, którego poddanym dostarczają” (Machiavelli, 2009, s. 328).
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wymieniony w  Monitach zaledwie dwa razy, to jednak można znaleźć 
w  nich o  wiele więcej nawiązań do hiszpańskiego dyplomaty oraz jego 
twórczości (Głębicka i  Lasocińska, 1999, s.  9). Idea principis christiano-
-politici symbolis expressa to traktat, który zawiera 101 (choć w pierwotnej 
wersji było ich sto) emblematów wraz z esejami, przedstawiającymi wize-
runek dobrego władcy. Główny cel tego dzieła stanowiła edukacja chrześ-
cijańskiego księcia oraz ukazanie dla niego wzorca. Zawarte w  tymże 
piśmie rady zaczerpnął Saavedra chociażby z Pisma Świętego i twórczo-
ści Tacyta, lecz  – oprócz tego  – polegał również na własnym doświad-
czeniu. Warto zaznaczyć, iż pomiędzy koncepcjami Hiszpana a  postu-
latami Andrzeja Maksymiliana Fredry uwidaczniają się podobieństwa. 
Obaj twórcy bowiem negatywnie odnosili się do takich czynów, jak bez-
względne stosowanie w  polityce nieetycznych i  bezprawnych środków. 
Z tej też przyczyny krytykowali niektóre idee zawarte w Księciu Machia-
vellego czy Politicorum sive civilis doctrinae libri sex Lipsjusza (Tracz-Try-
niecki, 2019, s. 65–66). Ów flamandzki filolog w Monitach Fredry wymie-
niony jest jednak wprost tylko raz i to jeszcze jako autor listu (Głębicka 
i  Lasocińska, 1999, s.  9): „Mylą się przeto, którzy od zamysłów i  spra-
wowania rzeczy lada się fraszką zrażają, że się na nich słusznie gniewał 
Justus Lisyjusz (w liście 39, Setni 2) (Fredro, 1999, s. 193)”. 

Spośród pisarzy staropolskich nie tylko wyżej wymieniony wojewoda 
podolski nawiązywał do pism Justusa Lipsiusza, W  XVII wieku polscy 
twórcy (wystarczy przypomnieć Łukasza Opalińskiego) przejmowali 
bowiem koncepcje owego flamandzkiego humanisty, jak też  – czasem 
wręcz niejawnie – Niccolò Machiavellego, którego dość często uważano 
wówczas za teoretyka tyranii (Bömelburg, 2006, s. 193).

Autor Monitów posiadał dość obszerną wiedzę z  zakresu literatury 
nowożytnej, co miało wpływ na ostateczny kształt jego postulatów poli-
tycznych, ekonomicznych i prawnych. Jednak większość założeń zawar-
tych w owych dziełach – a zwłaszcza te głoszące pochwałę monarchii – nie 
były zgodne z poglądami Andrzeja Maksymiliana Fredry (Tracz-Trynie-
cki, 2019, s. 64). Do tychże pism należy – wspomniane już – Politicorum 
sive civilis doctrinae libri sex Justusa Lipsjusza. Wojewoda podolski darzył 
wskazane dzieło wielkim poważaniem, określając wręcz jako (Tracz-
-Tryniecki, 2019, s.  64): „książeczkę małą, ale wielkiej mądrości” (Fre-
dro, 2017, s. 429). Warto podkreślić, że Fredro nie był jednak zwolenni-
kiem – opiewanej w Politicorum… – monarchii absolutnej. Samo dzieło 
Lipsjusza to traktat, który miał zostać przeznaczony przede wszystkim 
dla politycznej elity intelektualnej, a  zatem dla nauczycieli i  doradców 
panującego, gdyż ukazywało ideał władcy. Ponadto przedstawiało pro-
gram reform umożliwiających istnienie w państwie zarówno silnej, scen-
tralizowanej, jak również suwerennej władzy monarszej. Flamandzki 
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humanista opisywał w Politicorum… m.in. następujące zagadnienia: rela-
cję państwo – Kościół, politykę zagraniczną, stosowanie podstępu w poli-
tyce, a  także wojnę, w  tym chociażby domową. Uważał, że najważniej-
szym zadaniem sprawujących władzę jest zapewnienie bezpieczeństwa 
i pokoju, z tego też powodu usprawiedliwiał naruszenia norm moralnych 
wynikające z  konieczności realizowania interesu państwowego. Według 
niego bowiem rację stanu należało przedkładać nad etykę i  sprawiedli-
wość. Oprócz tego przedstawiał swoje pesymistyczne założenia odnoszące 
się do postępowania ludu czy człowieka, uważając, iż jest on z natury zły 
(Tracz-Tryniecki, 2019, s.  64–65). W  dziele O  stałości księgi dwoie […] 
Justus Lipsjusz pisze zresztą: 

[…] się najdzie taki, coby się jeszcze radował i pasłby oczy swoje z chę-
cią upadkiem i zginieniem ludzkim. Cóż kiwasz abo się dziwujesz? Toć 
z sobą niesie nie wiem jako wrodzona złość ludzka, która się z cudzego 
złego weseli (Lipsius, 1600, s. 27). 

Mimo że ów flamandzki humanista opowiadał się za tym, aby rządy 
w państwie sprawowali ludzie mądrzy, to jednak wobec władzy tyranów 
zalecał podporządkowanie. Na kształt jego koncepcji politycznych wpły-
nął neostoicyzm, a  zwłaszcza pisma Seneki i  Tacyta, które zresztą tłu-
maczył oraz komentował. Jako potwierdzenie tychże słów może posłużyć 
Politicorum sive civilis doctrinae libri sex, czyli dzieło Lipsjusza, w którym 
znajduje się wiele myśli – wręcz cytatów – autorów antycznych. Wydaje 
się zatem, iż właśnie wspomniany Flamandczyk pobudził w  Andrzeju 
Maksymilianie Fredrze zamiłowanie do Seneki, Tacyta czy Polibiusza 
(Tracz-Tryniecki, 2019, s. 64–65).

Lektura pism Justusa Lipsiusza  – szczególnie wydanego w  1605  r. 
w Antwerpii utworu Monita ex exempla politica – prawdopodobnie przy-
czyniła się do tego, że w  Gestorum Fredro zamieścił pochwałę wyboru 
króla cudzoziemca. Wskazane dzieło autorstwa flamandzkiego humanisty 
zawierało bowiem apologię elekcji jako sposobu na powołanie najdogod-
niejszego kandydata na władcę. Wojewoda podolski – tak jak Lipsjusz – 
wyrażał przekonanie o  tym, iż na dworze królewskim mają panować 
dobre obyczaje. Według owych pisarzy przystoi ponadto, aby król dbał 
o swój majestat. Fredro uważał wręcz, że władca powinien znać przywi-
leje i prawa grup społecznych danego państwa, w którym sprawuje rządy. 
W ten sposób zachowa szacunek ludu, a jego majestat nie zostanie naru-
szony (Rynduch, 1972, s. 7). 

Zdaniem Renaty Żurkowej: „Polityka, dyplomacja i  maskowanie się 
były chlebem powszednim ludzi XVII wieku” (Żurkowa, 1971, s.  147–
148). Owa polska badaczka sądziła oprócz tego, iż „Temat «władca» za 
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Tacytem i Machiavellim upowszechnił Lipsius” (Żurkowa, 1971, s. 147–
148). Pisma wszystkich trzech myślicieli prawdopodobnie znał Andrzej 
Maksymilian Fredro. Tenże wojewoda podolski popierał niektóre techniki 
rządzenia, które zalecane były przez Machiavellego. Ponadto przejął kon-
cepcję florenckiego sekretarza dotyczącą tego, jakie czyny powinien doko-
nywać osobiście władca (Raubo, 2006, s. 85). Fredro w dziele Monita poli-
tico-moralia pisze bowiem:

Dostojeństwa i nagrody sam rozdawaj, kary zaś i  strofowania (jeśli one 
słusznie należą) rad nakazuj i wykonywaj przez innych, ażebyś z drugich 
nienawiścią był przykrym, z zasługą dla siebie dobroczynnym i miłości-
wym (Fredro, 1999, s. 87).

Dla porównania warto zacytować fragment z Księcia Machiavellego: „ksią-
żęta powinni powierzać innym rozdzielanie ciężarów, a dla siebie zacho-
wać rozdzielanie łask” (Machiavelli, 1984, s. 92).

Zdaniem zarówno Florentczyka, jak i  polskiego pisarza, wszelkie 
kary i decyzje, które mogłyby wywołać gniew ludu, panujący musi zle-
cać swoim podwładnym. Wszelkie łaski, dostojeństwa i nagrody władca 
powinien natomiast nadawać samodzielnie. W ten sposób – co podkre-
ślali wspomniani twórcy  – zyska sympatię ogółu. Warto zaznaczyć, że 
w dziele Monita politico-moralia odnaleźć można jeszcze inne fragmenty, 
które świadczą o wykazywaniu przez Fredrę znajomości Machiavellow-
skich (Raubo, 2006, s. 85) „arcydzieł brutalnej otwartości politologicznej” 
(Mączak, 1986, s. 274–275), a zatem Księcia oraz Rozważania nad pierw-
szym dziesięcioksięgiem Historii Rzymu Liwiusza.

Polski pisarz w Monitach – jak już wskazywałam – kilka razy wprost 
wymieniał z  nazwiska omawianego florenckiego sekretarza. Czynił tak 
wówczas, gdy pisał o  niewdzięczności ludu, jego wadach, zmienności 
i  łatwowierności przejawianej wobec politycznych demagogów. Zresztą 
pisma zarówno Tacyta, jak i  Lipsjusza, które Fredro niezmiernie cenił, 
interpretowane były w XVII wieku w kontekście makiawelizmu (Raubo, 
2006, s. 85–86). Wojewoda podolski dostosowywał idee autora Księcia do 
własnych koncepcji. Ponadto otwarcie uznał Machiavellego za autorytet 
w zakresie myśli politycznej. Warto zadać sobie pytanie, dlaczego tak czy-
nił, skoro wielokrotnie w swojej twórczości podkreślał, iż jest katolikiem. 
Aby wyjaśnić tę zagwozdkę, należy przedstawić główne założenia zawarte 
w najsłynniejszych pismach Florentczyka: Księciu oraz Rozważaniach nad 
pierwszym dziesięcioksięgiem Historii Rzymu Liwiusza. Pierwsze dzieło to 
źródło takiej doktryny politycznej i  prawnej, jak makiawelizm, z  kolei 
drugie krzewi idee republikańskie. Fredro bardzo cenił koncepcje zwią-
zane z  republikanizmem, choć bardzo krytycznie odnosił się do natury 
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ludzi oraz negował ich zdolność do sprawowania rządów państwowych. 
Mimo wszystko nie był orędownikiem wzmocnienia władzy królewskiej 
w Rzeczypospolitej (Głębicka, 2008, s. 229). 

Wojewoda podolski zauważa, że lud bywa zmienny, a zarazem łatwo-
wierny, gdyż daje się zwodzić manipulatorom politycznym. Ponadto 
zastanawia się, czy łatwiej zjednać sobie przychylność tłumu, czy raczej 
jednego człowieka (Głębicka, 2004, s. 110):

Nie szperając tam i  sam pewna, że którzy się zupełnie na życzliwości 
gminu spuścili, samże gmin ich zdradził i  zagubił. Łaskując mu, gdy 
wszystko zrobisz, zawsze czegoś nad to gmin wyciąga, albo jeśli nie nadą-
żysz, coś przedtym dobrego zrobił, toć szkodzi. A co większa, kiedy gmin 
psuje zacnych ludzi cnotę i  roboty (zawsze ich na przygody narażając), 
postępuje na wzór nieuważnych jeźdźców, którzy gdy dobremu koniowi 
radzi, nieporządnie go zażywają i zbytnim zawodem mordują, nie ochra-
niając w  pracy ani innego nadstarczając, zatracają go. Co w  żywotach 
Grachów (u  Plutarcha) rad uważaj i  przyczyna na pogotowiu (Fredro, 
1999, s. 97).

Podkreśla oprócz tego, iż łaska tłumu nie jest trwała (Głębicka, 2004, 
s. 111):

jeśli byś, nie mając przed oczyma górniejszego jakiego dobra albo cnoty 
(która sama jedynie sobie, dla czucia się do uczciwych postępków, jest 
nadgrodą), ale dla zaskakiwania gminnej łaski i sprzyjania, uczciwego co 
dla dobra publicznego czynił, mylisz się. Barzo często miasto wdzięczno-
ści nienawiścią się płaci i niełaską. Samem skutku doświadczył, który to 
piszę (Fredro, 1999, s. 99).

Fredro odwołał się nawet do Machiavellego (Fredro, 1999, s. 99), aby bar-
dziej uwidocznić niewdzięczność ludu (Głębicka, 2004, s. 111). Zdaniem 
autora Monitów zyskanie w Rzeczypospolitej życzliwości kilku zacnych jed-
nostek jest bardziej wartościowa niż przychylność pospólstwa (Rynduch, 
1980, s. 66): „Jeszcze bym powiedział, że nie równie lepsza jest łaska niektó-
rych przednich panów w Rzeczypospolitej (ale na którą byś nie przez nie-
cnoty i ukośne roboty zarobił) niż sprzyjanie gminu” (Fredro, 1999, s. 99).

Należy przy tym wspomnieć, że Machiavelli w  rozdziale dwudzie-
stym dziewiątym księgi pierwszej Rozważań nad pierwszym dziesięcioksię-
giem Historii Rzymu Liwiusza starał się wyjaśnić następujące zagadnienie: 
Czyja niewdzięczność bywa większa: ludu czy władcy. Z kolei w rozdziale 
pięćdziesiątym ósmym owego dzieła florencki sekretarz zaznaczył wprost 
(Głębicka, 2004, s. 111), iż „lud mądrzejszy jest i bardziej stały od władcy” 
(Machiavelli, 2009, s. 136). 
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Według Andrzeja Maksymiliana Fredry lud zwykle nie potrafi zauwa-
żyć prawdziwego dobra (Głębicka, 2004, s. 111): 

Podobnie spośród nadarzających się spraw mądry mąż nie tę natychmiast 
pochwali, która na pierwszy rzut oka się nastręczy, mając za sobą przychyl-
ność tłumu, a także poparcie argumentów, lecz zwróci umysł ku przeciw-
nej stronie, biorąc pod uwagę czas, sprawy (a przede wszystkim skutki). 
Przeważnie bowiem tak się zdarza, że co z pierwszego oglądu łagodnie 
nasuwa się umysłowi jako miłe albo wydaje się lepsze, a także co opinia 
tłumu natychmiast akceptuje – to daje gorsze skutki (Fredro, 1999, s. 219).

Autor Monitów podkreśla wręcz, że tłum czasami świadomie skłania się 
ku złu (Głębicka, 2004, s. 112):

lud pospolity nade wszystko mierzi sobie porządek i woli złych panów, 
byle w nieporządku i przy rozpuście, niż dobrych doświadczać, aby tylko 
bez rządu żył, a do ustawy prawa i cnoty tudzież skromności zgoła go nie 
układano. Stąd, przeciwnie, źli panowie puszczają się jedynie na sztuki 
przymilania się poddanym, że kiedy innych z majątku ogołocą, nad dru-
giemi rozpustnie się napastwią, na powszechną wolność tam i  ówdzie 
nastąpią, w  rozmowach wszakże stawią się beśpiecznie towarzyskiemi 
i wdzięcznomównością narabiają, różnemi fortelami i przysadą radzi swe 
sprawy zdobiąc, zwłaszcza gdy na pokątne występki, wzajemne ludu swa-
wole i pogorszenia przez szpary patrzą, ba, umyślnie pobłażają dla poka-
zania rozpustnej swobody, kiedy lada komu złym być i zuchwalić się na 
drugiego wolno (Fredro, 1999, s. 201).

Mimo wskazanych w  tej pracy nawiązań do pism Machiavellego 
można wysnuć taki oto wniosek: koncepcje zawarte w łacińskich dziełach 
Fredry rozpatrywać należy w  duchu antymakiawelowskim. Wojewoda 
podolski nie podzielał bowiem opinii florenckiego sekretarza, wedle której 
kłótnie pomiędzy poddanymi miałyby pomóc w utrzymaniu panowania 
i być korzystne dla osób sprawujących władzę. Ponadto ów polski pisarz 
nie szerzył typu polityki przepełnionej fałszem i przebiegłością. Krytycz-
nie odnosił się również do osób praktykujących metody zawarte w Księ-
ciu Machiavellego (Raubo, 2006, s. 86). Andrzej Maksymilian Fredro pisał 
zresztą w  Monitach: „Bądź politykiem, przecię tak, żebyś się nie zapo-
mniał być katolikiem” (Fredro, 1999, s.  113). W  Uzupełnieniu do tegoż 
dzieła (a właściwie w Complementum politico-moralium) dodał: 

Nie chcę jednak (broń Boże), żebyś był wyłącznie politykiem, byś dzięki 
temu pismu miał zapomnieć, że jesteś katolikiem, tak że bardziej ela-
styczne sumienie pozwalałoby akceptować rzeczy niegodziwe. Mowa 
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o takiej zasadzie, że skoro zapobiegasz gorszym występkom, to – zacho-
wując się w  sposób negatywny (używam tego słowa w  sensie logicz-
nym) – mniejszym przynajmniej nie przyklaskuj, a raczej jakby faktu nie 
dostrzegaj, udając senność i gnuśność. Jedyne lekarstwo na zło to go nie 
dostrzegać (Fredro, 1999, s. 233).

Warto przy tym wspomnieć, że wojewoda podolski w swoich łacińskich 
pismach, szczególnie w Peristromatach, nawiązywał do wydanego w 1640 r. 
dzieła hiszpańskiego pisarza Diega de Saavedry Fajarda o tytule Idea de 
un Principe Politico Christiano. Ów utwór przedstawia wzór władcy kato-
lickiego, a  także zdecydowanie bardziej moralne koncepcje niż te zapi-
sane w  Księciu Machiavellego (Raubo, 2006, s.  86)  – sensu stricto wręcz 
antymakiaweliczne. 

Oprócz odwołań do Florentczyka znaleźć można w  pismach woje-
wody podolskiego również cytaty z dzieł starożytnych myślicieli, w  tym 
Seneki, Cycerona czy Epikteta. Autor Monitów był na tyle oczytany, że 
znał zapewne co najmniej niektóre nurty filozoficzne, choć nie był filozo-
fem z wykształcenia. Sam zaznaczał, iż należy zachowywać umiar i sta-
teczność w działaniu, co zbliżało jego idee do założeń Arystotelesa. Zresztą 
podobnie jak Stagiryta głosił taki oto pogląd: cnota polityczna nie zawsze 
występuje wraz z cnotą moralną (Głębicka i Lasocińska, 1999, s. 10). Roz-
myślania Fredry, zwłaszcza te dotyczące cnoty, mogły wynikać z lektury 
Politicorum sive civilis doctrinae libri sex wcześniej wspomnianego neosto-
ika, czyli Justusa Lipsjusza (Barycz, 1948, s.  25). Wojewoda podolski  – 
oprócz wymienionych już twórców i myślicieli – niezmiernie cenił także 
Tacyta. Warto nadmienić przy tym, że Karolina Targosz w swojej książce 
o Hieronimie Pinoccim trafnie wyjaśnia, dlaczego pisarze sięgali często po 
pisma owego starożytnego filozofa. Konstatuje bowiem (Rynduch, 1980, 
s. 91): „w drugiej połowie XVI i w XVII w. «tacytyzm» stał się osłonką bro-
nionego lub zwalczanego machiawelizmu” (Targosz, 1967, s. 94). Andrzej 
Maksymilian Fredro nie popierał tychże niemoralnych koncepcji, które 
wyrażone zostały w Księciu. Otwarcie podkreślał w dziele Vir Consilii, że 
niektórzy dopuszczają się oszustw, działając pozornie dla dobra Rzeczy-
pospolitej (Rynduch, 1980, s.  169): „W sukience sprawiedliwości, nabo-
żeństwa i pokory bywają czasem dokuczliwe, nikczemne i niepotrzebne 
dziwy” (Fredro, 1730, s. 408).

Polski pisarz ubolewał nad tym, iż szerzy się ars fallendi, a zatem sztuka 
oszukiwania, co gorsza – przebiegłego (Rynduch, 1980, s. 170): „Fortelne 
milczenie, przy łagodnych słowach na okrasę, dworny sposób oszukiwa-
nia ludzi, jak na wędkę łowić” (Fredro, 1730, s. 469).

Ponadto słowami przepełnionymi ironią zwrócił się do ofiary takich 
działań (Rynduch, 1980, s. 170): „Owco, daj się zjeść, wieczny będziesz 
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miała pokój” (Fredro, 1730, s.  470). Obok wskazanego sformułowania 
pojawia się nawet odwołanie do Machiavellego. Andrzej Maksymilian 
Fredro w dziele Vir Consilii wprost wymienia bowiem nazwisko floren-
ckiego sekretarza, prosząc czytelników o  to, aby porównali współczesne 
oszustwa pseudopolityków ze „sztuką” 3 krętactwa, która przedstawiona 
została w  Księciu. Wojewoda podolski wyjaśnił jednak, że niegdyś dok-
tryna Machiavellego potajemnie  – i  nieśmiało  – wyrządzała szkody, 
a obecnie funkcjonuje jawnie (Barycz, 1965, s. 294–295).

W utworze Scriptorum Andrzej Maksymilian Fredro przywołuje nato-
miast spory fragment z traktatu Politico-Christianus Carolusa Scribaniego. 
Wspomniane pismo flamandzkiego jezuity i  pisarza przedstawia ideał 
władcy chrześcijańskiego: dobrego przywódcy sprawującego ojcowską 
opiekę nad swoim narodem. Według Scribaniego skrytość to cecha, która 
może być rozumiana jako przejaw nieposzanowania, arogancji oraz tyra-
nii (Tracz-Tryniecki, 2019, s.  69). Jego zdaniem władca powinien budzić 
w poddanych miłość, a nie strach 4. W Politico-Christianus flamandzki pisarz 
krytykował popełnianie przez panującego takich uczynków, jak łamanie 
obietnic i  mówienie kłamstw, odrzucając tym samym wizję władcy uka-
zaną w Księciu Machiavellego. Pochwalał przy tym zachowywanie tajem-
nicy i używanie dysymulacji. Warto dodać, że opisane wyżej koncepcje Scri-
baniego mogły zainspirować Fredrę, a także wpłynąć na kształt jego założeń 
(Tracz-Tryniecki, 2019, s. 69). Na twórczość wojewody podolskiego zapewne 
oddziaływało również dzieło Francesca Guicciardiniego. Andrzej Maksy-
milian Fredro w swoim piśmie Militarium odwoływał się bowiem do wojen, 
które opisane zostały w Historii Włoch wspomnianego florenckiego polityka 
i pisarza. Mimo iż Guicciardini utrzymywał dobre relacje z Machiavellim, 
to jednak odnosił się negatywnie do jego koncepcji dotyczącej natury czło-
wieka, jak też krytykował pomysł zastosowania idei starożytnych myślicieli 
we współczesnych czasach (Tracz-Tryniecki, 2019, s. 66–67).

Należy zaznaczyć, że niektóre rady zawarte w  dziełach Fredry 
podobne są do tych, które znaleźć można u  autora Księcia. Wojewoda 
podolski w  Scriptorum przedstawił chociażby program reform niezbęd-
nych do wprowadzenia w  wojsku polskim (Thompson, 2018, s.  15). 
Swoje refleksje na tematy wojskowe i polityczne zawarł również w utwo-
rze Militarium. Zagadnieniami militarnymi zajmował się też – co warto 

3	 Andrzej Maksymilian Fredro w dziele Vir Consilii używa określenia „Machiavelli artes” (Fre-
dro, 1730, s. 470).

4	 W dziele Książę Niccolò Machiavelli pisał: „czy lepiej jest budzić miłość niż strach, czy strach 
niż miłość. Odpowiem, że chciałoby się i jednej, i drugiej rzeczy, lecz ponieważ trudno połą-
czyć je, więc gdy jednej ma brakować, o wiele bezpieczniej budzić strach niż miłość” (Machia-
velli, 1984, s. 84). 
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podkreślić  – Niccolò Machiavelli w  traktacie O  sztuce wojny. W  Moni-
tach Fredro porusza kwestię zasad rządzenia, pisząc o dwóch rzymskich 
wodzach, z których jeden odznaczał się łagodnością, drugi z kolei suro-
wością. Jak już wcześniej wspominałam, opisywał ich również florencki 
sekretarz w Rozważaniach nad pierwszym dziesięcioksięgiem Historii Rzymu 
Liwusza. Wyrażone przez wojewodę podolskiego  – przy opisie wskaza-
nych wodzów – idee zbliżone są do ideału virtù eksponowanego w kon-
cepcji Machiavellego. Autor Księcia postrzegał virtù jako cechę wybitnych 
oraz silnych jednostek, które mogą ukierunkowywać życie społeczne. 
Owe osoby powinny wykazywać zdolność do właściwej oceny określo-
nych sytuacji i być odpowiedzialne zarówno za los własny, jak i państwa. 
Należy dodać, że w Monitach Fredry virtù także dotyczy kilku nadrzęd-
nych cech znamienitych – a w tym posiadających charyzmę – ludzi powo-
łanych do rządzenia. Ukazane zostały tam bowiem jednostki rozumne, 
skuteczne i  zaangażowane w  działania dla dobra wspólnego, ponadto 
odpowiedzialne za sprawy publiczne oraz trafnie weryfikujące potrzeby 
społeczne (Raubo, 2006, s. 87–88).

Myśl polityczna Niccolò Machiavellego była niewątpliwie znana 
w epoce staropolskiej w kręgach elity umysłowej. W dawnej Polsce roz-
powszechniły się jednak również krytyczne opinie na temat idei głoszo-
nych przez Florentczyka. Ekspansja owej legendy wpłynęła na to, iż coraz 
częściej zaczęto upraszczać doktrynę Machiavellego i  sprowadzać ją do 
jednego z dzieł, Księcia, nie uwzględniając koncepcji zawartych w Rozwa-
żaniach nad pierwszym dziesięcioksięgiem historii Rzymu Liwiusza. Z tego 
też powodu sądzono, że florencki sekretarz głosi pochwałę cynizmu oraz 
okrucieństwa w polityce, a także popiera jedynowładztwo czy pozbawione 
skrupułów działania. Andrzej Maksymilian Fredro, polski pisarz baro-
kowy, w swoich dziełach piętnował niemoralne koncepcje, które wyrażone 
zostały w Księciu. Nie odrzucał jednak wszystkich założeń Machiavellego. 
Pozytywnie odnosił się do treści zapisanych w Rozważaniach nad pierw-
szym dziesięcioksięgiem historii Rzymu Liwiusza (Raubo, 2006, s. 84–85).
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The contemporary secondary book market in Poland was formed after 
1989 as a result of the political transformation. The changes included the 
ownership and spatial structure. The vast majority of state-owned estab-
lishments, operating during the years of communism under the banner 
of Dom Książki, were privatized or liquidated, while new private compa-
nies were established. Most antique shops and bookstores have withdrawn 
from prestigious and attractive, but very expensive, locations in city cen-
ters. In towns, they have ceased their operations altogether. The develop-
ment of the entertainment industry, its offer multiplied under free market 
conditions, has reduced interest in books. In the following years changes 
took place in connection with the growth of the Internet. Stationary com-
panies became interested in the opportunities offered by new technologies, 
and with time also companies operating exclusively online emerged, along 
with forms of business already specific to this medium. These were pro-
cesses of varying dynamics, drama, chronology and scope, often occurring 
simultaneously, but stretched over time (Nieć, 2016). The COVID-19 pan-
demic hit suddenly and unexpectedly, not sparing the book market. The 
restrictions associated with the pandemic were gradually lifted, but cer-
tain forms and institutions of the book market did not fully return to their 
former forms. The changes brought about by the restrictions proved to be 
profound and lasting. This text will present examples of such changes, 
concerning two independent links of the antiquarian market, and their 
consequences of differing nature: fleeting and permanent. 

First hit – pandemic bestsellers

The pandemic was a media fact, and was itself an object of public interest. 
First of all, news were followed, there was interest in the particular virus 
and its variants, and the broader context of the issue quickly appeared 
in the media. Public interest in the issue of epidemics was growing, and 
numerous materials on the subject appeared of a strictly medical, but also 
historical and cultural nature. Reissues and new studies on the topic, sci-
entific, popular and literary, including well-known works from the canon 
of world literature, were suddenly published in significant numbers.
	 For obvious reasons, the secondary book market was able to respond to 
this demand immediately, albeit on a much smaller scale, while publish-
ers, wholesalers and bookstores took a  little longer, especially when the 
titles they wanted were not in stock. Not all reissues could be published 
quickly. It took time, and even more time was needed to write and pub-
lish new ones. Media that directly or indirectly popularized reading on this 
current topic from the very beginning of the pandemic. A good example 
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of this is the article by Michał Czyżewski, posted on March 20, 2020 at the 
website of the Polish Radio, titled Nie tylko “Dżuma” Camusa. Co czytać 
w czasach zarazy? [Not only Camus’ The Plague. What to read during the 
times of the pandemic?] 1

	 A significant barometer of the Polish book market, including the anti-
quarian market, is the Allegro.pl sales platform, which for years has main-
tained its position as the absolute leader on the web. 2 As a rule, it is on 
Allegro that the search for a particular title begins, and there the offer of 
used books is mixed with new ones. Both occasional sellers and profes-
sional ones of all types – from individual entrepreneurs to large compa-
nies – are active on Allegro. Traders of old books include bibliophiles–col-
lectors as well as small book traders, antiquarians, auction houses, etc.
	 Literary works, as well as scientific and popular science books on natu-
ral disasters, including epidemics are quite numerous. However, not all of 
them are well-known and popular, while few became hits of the pandemic 
era. There was, in fact, increased interest in a small number of them, and 
only a few achieved high prices. All sorts of factors, not just those related to 
the momentary spike in interest, have determined prices. These are: read-
ership appeal, recognizability, which may be established by school com-
pulsion, a film adaptation or some promotional campaign, and the avail-
ability of copies in circulation. 
	 This included three well-known works of world literature: A Journal 
of the Plague Year by Daniel Defoe, The Plague by Albert Camus and Love 
in the Time of Cholera by Gabriel García Márquez. The starting situation 
of the various titles was radically different, although their supply was rela-
tively balanced, i.e., the books were available on the secondary book mar-
ket at prices significantly lower than those at which new books are sold, for 
less than 20 PLN per copy.
	 The famous A Journal of the Plague Year (Polish edition: Dziennik roku 
zarazy) by Daniel Defoe, originally published in 1722, was printed in Pol-
ish translation madeby Jadwiga Dmochowska in 1959 by a well-known 
publishing house, Państwowy Instytut Wydawniczy, in an edition of 
15,000 copies. The translation was reissued by the London-based Polish 
publisher Puls in 1993, with a foreword by Gustaw Herling-Grudziński, 
an acclaimed Polish émigré writer. Already private, but still operating, 
company did not relaunch the title until 2022. 

1	 https://www.polskieradio.pl/39/156/Artykul/2474368,Nie-tylko-Dzuma-Camusa-Co-czytac-
w-czasach-zarazy (access: 01.08.2023).

2	 According to a survey, 86% of respondents recognize Allegro.pl, while 40% recognize OLX. 
https://www.gemius.pl/wszystkie-artykuly-aktualnosci/e-commerce-w-polsce-2020.html 
(access: 29.07.2023). 
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	 La pesté (English edition: The Plague, Polish: Dżuma) by Albert Camus 
in turn, is not only a work present in the world literary canon, but also 
a mandatory school reading. It was first published in 1947, in English in 
1948, and in Polish only in 1957 after the Stalinist era, translated by Joanna 
Guze. Since then, the novel has been systematically reissued in various 
editions, as well as in sets with other works by the same author by various 
publishing companies.
	 Another, the third pandemic bestseller, is Gabriel García Márquez’s 
novel titled El amor en los tiempos del cólera (English: Love in the Time of 
Cholera, Polish: Miłość w czasach zarazy) published in 1985, in English in 
1988, and in Polish translation by Carlos Marrodán in 1994 by Warsaw’s 
Muza. Since then, the novel has been reissued several times by this pub-
lishing house, and has also become part of high-volume publishing series. 
An important impetus, which undoubtedly revived interest in the novel, 
was its 2007 film adaptation directed by Mike Newell. 
	 As I  have already pointed out, all three of these titles were, on the 
threshold of the pandemic, available on Allegro.pl at prices averaging from 
a few to around dozen zlotys. The number of used copies offered at the 
same time in the case of A Journal of the Plague Year averaged from a few 
to a dozen copies, in the case of The Plague and Love in the Time of Chol-
era as many as over a hundred, some of which were new copies put up for 
sale by publishers, wholesalers and bookstores. In 2020 and 2021, no new 
copies of Daniel Defoe’s book were in bookstore circulation.
	 During the first few days, in February and March, including the 13th 
when Europe was declared the center of the pandemic, almost all the cop-
ies on offer were bought up or withdrawn by sellers, and they reappeared 
at higher prices. Most spectacularly, the prices of A Journal of the Plague 
Year, auctioned and sold under the “buy now” option, rose to 195 PLN per 
copy. The supply increased, but not by much, as only the resources in the 
secondary book market remained available. The prices of the other two 
titles increased, but compared to Defoe’s Diary, insignificantly and not 
for long. This was determined by a  much larger supply, including new 
releases and additions. Interestingly, some vendors offered a kind of pan-
demic sets, such as A Journal of the Plague Year along with The Plague.
	 The increased interest in the three titles lasted for several months, 
although the abundant supply of works by Camus and Márquez effectively 
kept prices moderate, although they still did rise noticeably, for Defoe’s 
Diary, however, one had to pay much more than before the pandemic until 
the new edition was published in 2022, but even after that, prices did not 
return to their former level below 20 PLN. The first two works were well-
recognized and popular on the market at the beginning of the pandemic, 
and the offer was extensive, including used and new copies; A Journal of 
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the Plague Year along with The Plague, in comparison, was a rather forget-
table title whose commercial circulation was limited to the secondary mar-
ket. The effect of the pandemic increased interest in the title in a signifi-
cant and, it seems, lasting way, which was sealed by a new edition that was 
heavily advertised and available for general sale.
	 In summary, the increased interest in pandemic topics, which should 
be considered a typical and temporary phenomenon, has its own dramat-
ics, depending both on external factors, but also internal from the point 
of view of the book market. The demand intensifies, the price increases, 
resources are mobilized, and new editions appear. As the fashion fades, the 
demand falls, stabilizes, but – especially for less popular titles – it stabilize 
at a higher level than it was before.

Old book auctions during and after the pandemic

While we can consider the pandemic careers of three selected titles of 
world prose described above as typical, what has happened in the online 
auction market already has the character of fundamental and – it seems – 
irreversible changes. 
	 Until 1989, auctions were organized by state antique shops, mainly in 
Krakow and Warsaw, but also those in other cities. The structure of the 
auction offerings was driven both by trends and fashions in the collec-
tors’ market, but was also influenced by the authentic needs of libraries 
and scientific and educational institutions, as well as researchers, teachers, 
students and pupils, and ordinary readers. They were specific and charac-
teristic of an economy of shortages, resulting from both political reasons 
(censorship) and the weakness of the publishing market, operating under 
a centrally managed economy (Nieć, pp. 83–85). 
	 In the 1990s, there were quite a  few companies organizing auctions, 
but the market soon became saturated. After 2000, the number of antique 
dealers and auction rooms holding auctions began to steadily decline, 
eventually limiting itself to a  handful of companies, mainly in Warsaw 
and Krakow. This resulted in the outclassing of antiquarian bookstores 
from other cities, whose customers (buyers and sellers) were largely forced 
to use the services of Krakow and Warsaw establishments, to which an 
attractive assortment flowed in a wide stream, bypassing the others (Nieć, 
pp.  308–311). The situation formed in this way lasted until early 2020. 
Several companies held more than a dozen stationary antiquarian auc-
tions a year, their tops were Warsaw’s Lamus and Krakow’s Rara Avis and 
Wójtowicz. Traditional fixed auctions held in rented halls attracted par-
ticipants from all over the country, and online auctions were also held, but 
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rarely and on a small scale. 3 Such events integrated the community and 
provided an opportunity for meetings, conversations, although the num-
ber of bidders by correspondence and telephone and through intermedi-
aries was growing. Catalogs were developed and printed, which were dis-
tributed to customers by mail, while at the same time an electronic version 
would be in operation, in which a larger number of photos of the items on 
offer were available. The customer could personally inspect the items of 
interest in advance in an antique shop or at an auction, where they were 
displayed in a separate room, or they could just go by the catalog descrip-
tion and photographs. Antiquarians and their customers used a variety of 
communication facilities, operating in a traditional manner.
	 The pandemic forced everyone to switch to remote forms, which hap-
pened almost overnight. The auction calendar was already filled, auction 
bids were prepared, and companies specialized in organizing remote bid-
ding were already in operation, allowing a  smooth transition to remote 
mode. The auction market was dominated by the OneBid auction plat-
form, which has been operating since 2014. The platform’s offerings are 
aimed at a wide audience, so alongside the former monopolists of the auc-
tion market, others immediately appeared. 
	 The auction calendar, which until 2019 included more than a dozen 
auctions per year, is now tight. The auctions take place several times a week, 
even during the summer holiday months, their number steadily increasing. 
However, they differ in the quantity and quality of items exhibited, the 
standard of catalog development, the number of participants, and finally 
the results achieved. The significant differences in the number of auctions, 
objects displayed and the prices are largely due to the nature of the assort-
ment in which each company specializes. Between 2008 and 2018, there 
were about a dozen auctions per year, and in 2019 the number of auctions 
increased to 24, in the next – the pandemic 2020 there were already 45, 
in 2021 – 105, and in 2022 – 156 auctions. 4 However, the increase in the 
number of items put up for auction was already somewhat smaller: 15,074 
(2018), 17,148, 25,316, 45,589, 74,571, respectively. Interestingly, as the per-
centage of sold items at auctions was more or less in the range of 68–57 per-
cent, it dropped to 42 in 2022, while the average price of a copy went down 
in the 2020–2022 period to the lowest level of PLN 418.06. An analysis of 
auction sales in 2022, a  record year in terms of  the number of auctions, 
yields interesting and quite telling findings that put the overall figures in 

3	 According to compilations by Paweł Podniesiński, two auctions by Lamus Secreter i12 and i13 
in 2019 put up 1,759 objects of which 1,220 were sold, while the other organizers sold between 
a few and twenty-something percent of the auction offer that year. 

4	 I provide auction data based on statements compiled by Paweł Podniesiński and Janusz Pawlak.



Grzegorz Nieć – COVID-19 and the Book Market. Fleeting Phenomena and Lasting Changes

645

a  slightly different light. In 2022, 37 companies held 156 auctions with 
a total of 74,571 items, with the absolute leader in terms of sales efficiency 
and average price and a market share of 26.32 percent. The Warsaw-based 
Lamus held just four auctions, while the next two tycoons, the Krakow-
based Rara Avis and Wójtowicz, with a  combined market share of 26.58 
percent (14.34+12.24), held 23 auctions. In a nutshell: The three antique 
book dealers that dominated in the era of stationary auctions have main-
tained their market position at more than 52 percent, with another 26 per-
cent of the market held by the next 10 companies on the list. 
	 Observing the practice of antique stores and auction rooms and analyz-
ing the available data, at least two types of auctions can be tentatively identi-
fied: large auctions and small auctions. I consider large auctions to be those 
that correspond to the size and quality of the offer, its structure and level of 
elaboration to those stationary auctions organized by reputable antiquar-
ians before 2020. On the other hand, I propose to consider all the others as 
small auctions that include a smaller and – above all – qualitatively poorer 
quality set of items, significantly less developed, without a traditional cata-
log. The auctions are organized quite often mainly by less prominent com-
panies, although renowned market leaders also organize them, exhibiting 
an inferior assortment of products, which, as it turns out, finds its buyers.
	 Such a dynamic and sudden development of this form of book sales, 
including just the quantitative aspect of the multiplication of the assort-
ment and with its active (auction organizers) and passive (bidders) partici-
pants, must have brought a lot of new experiences, surprising events, phe-
nomena, although the previous elite of the market retained their positions. 
Auctions of quality items are still held in a  similar manner, but records 
have begun to be set not only for auctions of valuable books, but also for 
those that were not previously on sale and can still be purchased for little 
money from the current offerings of antique stores and sales services. 
	 Thus, for example, Homerowej Iliady Pomór i Gniew with illustrations 
by Stanisław Wyspiański (Kraków 1903), which sold for amounts ranging 
from a few hundred to a thousand several hundred PLN, Suszek Books 
put up three copies in 2021 at a starting price of 2,500 PLN and sold con-
secutively auctioned for 14,000, 3,200, and 5,500 PLN. 5 Records were also 
set for the first edition of Stanisław Wyspiański’s Wesele [The Wedding], 
which is not uncommon and sold for an average of 3,000–4,000 PLN: 
Wójtowicz sold a copy in 2020 – for 13,000 PLN, Suszek Books for 17,000 
PLN, and Antykwariat Epicki for 9,000 PLN. Currently, most do not find 
buyers at much lower prices. 6 It should be noted that all the listed copies 

5	 https://onebid.pl/pl/archive/1/0/0/0/Pom%C3%B3r%20Gniew (access: 01.08.2023).
6	 https://onebid.pl/pl/archive/1/0/0/0/Wesele%201901 (access: 01.08.2023).
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of Homerowej Iliady... and Wesele did not have additional elements that 
could significantly affect their value. As one can see, it is difficult to see any 
regularity here. 
	 Much more confusion arose around books generally available in the 
secondary market offerings, cheap and of little interest, which until now 
had not found their way into auction catalogs, for which there are plenty 
of examples. For example, the first edition of Janusz Sowiński’s Polskie 
drukarstwo (Ossolineum: Wrocław 1988) in the Polskie Rzemiosło i Pol-
ski Przemysł series, the price of which on Allegro.pl is between 10 and 20 
PLN, on December 3, 2021 was sold for 550 PLN, and on January 18 of 
the following year for 600 PLN. 7 Another record was set at this latter auc-
tion: Bohdan Baranowski’s Polska karczma, restauracja kawiarnia from the 
same series (Wrocław 1979) was sold for 1,800 PLN, and on March 10 of 
that year for 1,400 PLN. Other books from this publishing series were also 
sold at high prices, although they are widely available for small amounts. 
	 Surprising and non-substantive (rare, sought-after book) auction out-
bidding, both at old stationary auctions and on the most popular sales site, 
Allegro.pl, happened in the past as well, but relatively rarely. This phenom-
enon was much more common in 2020–2022. It is possible to notice a cer-
tain calming down lately, and auctions with mediocre bids usually end in 
failure, a good example of which is the Easter Auction of the “Sobieski” 
Antiquarian Shop, where only 7 of the 360 items put up for auction were 
sold. 8 The issue is undoubtedly complex and requires in-depth research, 
however, already preliminary observations and analyses of partial data 
allow us to outline the main problems and make hypotheses. The num-
ber of auctions held in the period since 2020 has increased by almost ten-
fold, which, for obvious reasons, had to be reflected in the quality of the 
assortment, with a lot of books going up for auction available in the current 
offer of both online and stationary sellers. Among the organizers of the auc-
tions appeared, already well-known companies active mainly on Allegro.
pl. Let us call them predatory companies. This predation here consisted of 
a strong image of a professional, or even elite antique shop or auction room 
with an exclusive offer aimed at a wealthy customer. The items on offer, 
mainly books, were characterized by impressive covers, which were often 
made at the seller’s request. The best examples are provided by Antykwar-
iat Sobieski, Piękne Książki, or – previously less known – Suszek Books. 
However, taking a closer look at the offer of this type of companies and 
comparing it with what is sold by renowned and well-known antiquar-
ian bookstores in Krakow and Warsaw, one will easily notice that this offer 

7	 https://onebid.pl/pl/archive/1/0/0/0/Sowi%C5%84ski%20Drukarstwo (access: 01.08.2023).
8	 https://onebid.pl/pl/auction/-/4961 (access: 01.08.2023).
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is rather shallow and narrow, as it covers mainly 19th century and inter-
war Polish books, while the marketing strategies implemented may already 
raise considerable doubts, although much can be explained/justified by lit-
tle experience and low competence of both sellers and buyers.
	 An interesting example of this is the apparent blunder of with Piękne 
Książki regarding boxes attributed to Robert Jahoda 9, which, by all indi-
cations, were converted German publishing bindings. A monogram deci-
phered as “RJ” 10 had nothing to do with the famous Krakow bookbinder. 
It was “FR”, Fredericus Rex, used to decorate a rather popular edition of 
the works of Frederick the Great. 11 Interestingly, according to information 
available at the Onebid.pl archive, three sets consisting of four cassettes 
were sold consecutively at prices of 5,280, 9,300 and 4,400 PLN, respec-
tively, at auctions on March 5, April 9 and October 2, 2022. As if that were 
not enough, less than three weeks later, the works of Frederick the Great in 
these bindings, in the version that was used to make the boxes, were put up 
for 1,800 PLN at an auction of Antykwariat Wójtowicz (auction No. 58) 
with a fair and corresponding description. 12

	 Such sellers repeatedly display the same copies, which is a rather con-
spicuous practice. On the one hand, high asking prices and the high 
frequency of auctions held, and on the other, the evident lack of abun-
dant supply are probably the reason for this. A good example is the set 
of Józef Ignacy Kraszewski’s Rachunki, offered without success by Piękne 
Książki at five auctions from January 2021 to March 2022 13, or Vitruvius 
O budownictwie ksiąg dziesięć (Wrocław 1840) equally unsuccessfully put 
up for auction, this time by Antykwariat Sobieski from October 2022 to 
August of the following year. 14 
	 At the auctions held before the pandemic, of which there were more 
than a dozen during the year, the number of items that did not find buy-
ers ranged from 25–40 percent, and the efficiency calculated by sales value 
oscillated between 80–110 percent. Nowadays, the opposite trend can be 
increasingly observed, especially when the momentum of the audience, 
which has somehow stabilized, began to dim. The audience of the old 

9	 https://onebid.pl/pl/ksiazki-i-starodruki-jahoda-robert-4-ksiazki-kasety-na-osobiste-doku-
menty-pelna-skora-maroquin-z-monogramem/1370218 (access: 01.08.2023).

10	 https://onebid.pl/pl/ksiazki-i-starodruki-jahoda-robert-4-ksiazki-kasety-na-osobiste-doku-
menty-pelna-skora-maroquin-z-monogramem/1165953 (access: 01.08.2023).

11	 https://www.antbuch.de/Buecher/Bibliophile-Ausgaben/ (access: 01.08.2023).
12	 https://onebid.pl/pl/ksiazki-i-starodruki-fryderyk-wielki-die-werke-friedrichs-des-gros-

sen/1621786 (access: 01.08.2023).
13	 https://onebid.pl/pl/archive/1/0/0/0/Kraszewski%20Rachunki (access: 01.08.2023).
14	 https://onebid.pl/pl/archive/1/0/0/0/WITRUWIUSZ (access: 01.08.2023).
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stationary auctions, it seems, was quite stable, but also hermetic, and in an 
accelerated mode this community came to confront not only the new tech-
nology, but also a new online audience. Investigating this process, while 
probably not easy for a number of reasons (a solid roadblock was the ano-
nymity of auction participants and trade secrets), would certainly yield 
interesting data. The above-described cases indicate that just as the ranks 
of antiquarians would be filled by new, not always competent and skill-
ful adepts of this profession, the public has been enriched by new biblio-
philes – full of enthusiasm, often possessing considerable financial means, 
but inexperienced, acting under the influence of emotions, perhaps  – 
which is not at all uncommon – treating participation in auctions as an 
amusement or a game. This last factor, which is psychological by nature, is 
extremely important and cannot be ignored.

Selected offers for sale of A Journal of the Plague Year by Daniel Defoe before and after the 
introduction of the pandemic state (www.allegro.pl)

	 To sum up, the last three years have shaken the antiquarian market 
hard and changed, it seems, the auction segment of sales permanently, 
although it has remained unshaken in its main core. The decisive factor is, 
first of all, the quality of the offer, but also the reputation of the company 
and the professionalism of its employees, which attracts participants and 
gains their trust. The participants, in the case of the secondary book mar-
ket, let us remember, are both sellers and buyers. It can be assumed that 
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over time the competence of new antiquarians will improve, that new bib-
liophiles will gain experience and bid more prudently, however, “surviving 
shapes no miracle will return to existence”. The online form of conducting 
auctions and the subsequent massification of antiquarian book auctions 
are already an everyday occurrence.
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Owidiański wątek romansu Apolla i Issy. 
Ikonologia obrazu François Bouchera 1

S treszczenie         

François Boucher, malując w  1750  r. dla Madame de Pompadour, metresy 
francuskiego króla Ludwika XV, obraz zatytułowany Apollo objawiający swoją 
boskość Issie (il. 1), sięgnął nie tylko do opery Issé A.C. Destouchesa i A.H. La 
Motte’a posiłkującej się epizodem z  Metamorfoz Owidiusza, ale również 
odniósł się do wcześniejszych ujęć graficznych podjętego tematu, takich jak: 
frontyspis libretta F. Ertingera datowany na rok 1697 (il. 2), frontyspis libretta 
wydanego w  Amsterdamie w  1699  r. (il.  3), sztych przypisywany Ertinge-
rowi z dzieła T. Corneille’a z 1697 r. (il. 4), rycina F. Chauveau z dzieła I. de 
Benserade’a z 1676  r. (il.  5). Już zmiana układu kompozycji obrazu w sto-
sunku do tych sztychów jest wymowna, a  odczytana dzięki zastosowaniu 
analizy formalnej i  formalno-genetycznej, jednak głęboko ukryte znaczenie 
obrazu jest możliwe do wyśledzenia dzięki metodzie ikonologicznej. Przesła-
nie dzieła staje się czytelne dopiero w świetle genezy ikonograficznej obrazu, 
pominiętej w  dotychczasowych badaniach. Malowidło, sięgające do mitu 
o miłości pasterskiej, było manifestacją tęsknoty za arkadyjskim szczęściem, 
kochaniem wzajemnym i beztroskim. Mit o Apollu i  Issie doskonale wyra-
żał sielankowo-miłosną atmosferę charakterystyczną dla kultury XVIII  w., 
która była także osobistym pragnieniem serca królewskiej kochanki, chcącej 
wzbudzić na nowo zaangażowanie monarchy w ich relację. Ikonografia dzieła 
Bouchera jest czytelna dopiero w kontekście jej genezy oraz historii i funkcji 
obrazu jako dekoracji pałacu Bellevue – prywatnej „Arkadii” – mitycznej kra-
iny wiecznej szczęśliwości króla i jego faworyty. 

S Ł O WA  K LU C Z E : 	 Miłość Apolla i Issy, Metamorfozy Owidiusza, 
François Boucher, Madame de Pompadour, mitologia

1	 Tekst został napisany w  ramach grantu Narodowego Centrum Nauki, konkurs  MINIA-
TURA 4, Nr DEC-2020/04/X/HS2/02166.

Sugerowane cytowanie: Hryszko, B. (2023). Owidiański wątek romansu Apolla i Issy. Ikonolo-
gia obrazu François Bouchera. Creative-Commons CREATIVE-COMMONS-BY Perspektywy Kultury, 4/2(43), ss. 651–665. DOI: 10.35765/
pk.2023.430402.37
Nadesłano :  20 .01 .2023	 Zaakceptowano :  15 .11 .2023



Varia

652

perspektywy kultury /
perspectives on culture
No. 43 (4,2/2023) 

A B S T RAC T

The Ovidian Theme of the Love Between Apollo and Issa. The Iconology 
of the Painting by François Boucher

In 1750, when François Boucher painted Apollo Revealing His Divinity to the 
Shepherdess Issa for Madame de Pompadour, the mistress of the French king 
Louis XV (fig. 1), he drew not only on Destouches and La Motte’s opera Issé, 
based on an episode from Ovid’s Metamorphoses, but also on graphic depic-
tions of the subject, including the frontispiece to Ertinger’s libretto of 1697 
(fig. 2) and 1699 (fig. 3), a print attributed to Ertinger from Corneille’s 1697 
work (fig. 4), and a print by Chauveau from Benserade’s 1676 work (fig. 5). 
Significantly, Boucher rearranged the composition of these prints in his paint-
ing, and today the meaning of his composition can be understood thanks to 
formal and formal-genetic analyses. However, the deeply hidden message of 
this painting can only be understood through the iconological method. The 
message of the work becomes clear only in the light of the iconographic ori-
gin of the painting, which was overlooked in previous analyses. The painting 
was a manifestation of the longing for Arcadian happiness and reciprocal and 
carefree love. The myth of Apollo and Issa perfectly expressed the atmosphere 
of idyllic love, which was also a desire of the royal mistress, who wanted to 
rekindle the monarch’s commitment to her relationship. The iconography of 
Boucher’s work becomes transparent in the context of the painting’s origin, 
history, and function as a  decoration for Bellevue Palace  – a  private “Arca-
dia” – a mythical land of eternal happiness for the king and his favorite.

K E Y W O R D S :  	love between Apollo and Issa, Ovid’s Metamorphoses, François 
Boucher, Madame de Pompadour, mythology

Metamorfozy Owidiusza obfitują w  szereg historii miłosnych różnych 
istot, takich jak: bogowie, boginie, herosi, heroiny, nimfy, satyrowie 
i ludzie. W antycznym poemacie pośród tej plejady odnajdujemy wyjąt-
kowy mit o  Arachne (Owidiusz, 1996, s.  104–128), która  – rywalizując 
z Ateną w sztuce tkackiej – ośmieliła się przedstawić na swojej tkaninie 
miłosne występki bogów. Uwieczniła Jowisza, Neptuna, Apolla, Libera, 
czyli Dionizosa, i Saturna, którzy podstępnie uwodzą kobiety, nimfy bądź 
boginie niższego rzędu. Do ofiar ich podbojów należały: Europa, Asteria, 
Leda, Antiope, Alkmena, Danae, Egina, Mnemosyna i Proserpina, Arne 
lub Kanace, Ifimedia, Teofane, Cerera, Meduza, Melanto, Issa i Erigone. 
Podobną historią jest również przygoda Apolla i Issy, córki Makareusza. 

Najsłynniejszym przedstawieniem malarskim tego mitu jest obraz 
najpopularniejszego malarza rokokowego François Bouchera (1703–
1770) zatytułowany Apollo objawiający swoją boskość Issie (il. 1). Dotych-
czas jako inspirację dla tematu tego obrazu wskazywano jedynie operę pt. 
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Issa (Lossky, 1954; Vittet, 2000; Fossaluzza, 2016), skomponowaną przez 
André Cardinala Destouchesa (1672–1749) (Issé, 1697), do której libretto 
napisał Antoine Houdar de la Motte (1672–1731) (Issé, 1708; Léris, 1763, 
s.  261, 703). Celem artykułu jest odpowiedź na pytania, czy opera roz-
wijająca owidiański motyw jest faktycznie jedynym źródłem dla dzieła 
Bouchera, jakie treści i konotacje są ukryte w malowidle i jaki był praw-
dziwy cel jego powstania. Rozważymy także, jaka jest geneza ikonogra-
fii mitu, jaki miała wpływ na obraz, jakie kulturowe tęsknoty wyrażał ten 
temat oraz jaką treść niosła w sobie jego ikonografia.

W świetle źródeł archiwalnych obraz Bouchera został zamówiony 
w  1749 roku przez Charlesa le Normant de Tournehema (1684–1751), 
ówczesnego nadintendenta budowli królewskich (Bâtiments du roi) 
(Engerand, 1900, s. 51). Jednak te oficjalne dokumenty dworskie osłaniają 
zamówienie opłacone w  rzeczywistości prywatnie przez Jeanne-Antoi-
nette Poisson (1721–1764), metresę króla Ludwika XV zwaną Madame 
de Pompadour (Vittet, 2000, s. 141), a przeznaczone do pałacu Bellevue 
w  Meudon (Devedjian, 2016, s.  145–158). Położony między Wersalem 
a Paryżem pałac Bellevue, należący do Madame de Pompadour, jak sama 
jego nazwa wskazuje, z „pięknym widokiem” na Sekwanę, został ukoń-
czony przez Jeana-Charlesa Garnier d’Isle w  1750 roku, czyli w  czasie 
malowania przez Bouchera omawianego obrazu (Vittet, 2000, s. 141).

Wróćmy zatem do malowidła. Przedstawia ono zleceniodawczynię 
jako Issę (Nolhac, 1907, s.  61; Lossky, 1954, s.  241), a w postaci Apolla 
rozpoznajemy samego króla Ludwika XV (Lossky, 1954, s. 241). Nimfa 
spogląda na niemal nagiego boga, lekko przysłoniętego różową draperią, 
ukazującego się jej w swojej boskiej chwale. Parę otacza tuzin Amorków. 
Grona przedstawionych postaci dopełniają dwie nimfy wodne w lewym 
dolnym rogu malowidła, które obserwują akcję rozgrywającą się w cen-
trum obrazu. Przedstawienie jest efektowane, pełne rozmachu, dyna-
miczne, teatralne, niczym akt wystawiany na deskach opery. Ta intui-
cja jest prawidłowa, ponieważ w  roku złożenia zamówienia Madame 
de Pompadour zagrała tytułową rolę w operze Issa, wystawionej w 1749 
roku w  Théâtre des Petits Cabinets w  pałacu w  Wersalu (Vittet, 2000, 
s. 141). Inne określenie miejsca wystawienia opery, mianowicie Théâtre 
des Petits Appartements, podaje Fajon (1984, s. XLVI). Możemy zatem 
stwierdzić, że obraz Bouchera był swoistym upamiętnieniem tego występu 
faworyty króla (Brunel, 1986) 2. 

Opera Issa cieszyła się dużym powodzeniem w  XVIII wieku. Od 
czasu jej powstania w 1697 roku była wielokrotnie wystawiana we Francji, 

2	 Boucher był ulubionym malarzem Madame de Pompadour, ponadto był często angażowany do 
malowania scenografii, postaci, oraz kostiumów i dekoracji do francuskich oper.
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np. w latach 1708, 1719, 1721, 1733, 1734, 1741, 1742, 1749, 1756, 1757, 
1773 (Fajon, 1984, s.  XLVI). Już sam moment jej powstania był moc-
nym akcentem i  szybko ta sielanka heroiczna 3 okazała się arcydziełem. 
Wystawiona po raz pierwszy 7 października 1697 roku w  królewskich 
apartamentach w  Fontainebleau (Journal du marquis de Dangeau, 1856, 
s.  204), została w  sposób szczególny wyróżniona przez samego króla 
Ludwika XIV, który wybrał ją dla uświetnienia zaślubin swojego wnuka 
Ludwika księcia de Bourgogne z  Marie-Adelaïde de Savoie  – rodziców 
przyszłego Ludwika XV. Królowi-Słońce utwór niezmiernie przypadł do 
gustu – być może dlatego, że utożsamiano go z Apollem 4. Jego Wysokość 
dwukrotnie – zarówno po inscenizacji w Fontainebleau, jak i w Trianonie 
17 grudnia 1697 roku, z okazji ślubu monarszego potomka – przyznał, że 
od śmierci Jeana-Baptiste’a Lully’ego nie słyszał muzyki, która podoba-
łaby mu się bardziej (Anecdotes, 1775, s. 467–468; Journal du marquis de 
Dangeau, 1856, s. 204, 248) 5. Opera podbiła serce nie tylko Ludwika XIV, 
ale i całego dworu. Powszechnie gratulowano kompozytorowi stworzenia 
arcydzieła (Ballets, 1760, s. 119; Hryszko, 2020, s. 56–57). 

Równie imponująca była popularność tej opery w  XVIII wieku. 
W  dużej mierze zdecydowała o  tym lekka, miłosna tematyka sielanki, 
w  całości poświęcona romansowi młodzieńczego boga i  nimfy. Narra-
cja opery wykiełkowała z małego ziarenka rzuconego przez Owidiusza 
w Metamorfozach, gdzie czytamy o jednej ze scen utkanych przez Arachne 
(Owidiusz, 1996, s. 121–124): „Jest tu Apollo jako wieśniak, tu ma skrzydła 
jastrzębia, tu lwią grzywę. Tu jako pasterz igra z Isse, córką Makareusza” 
(Owidiusz, 1996, s. 144) 6. Ten owidiański wątek stał się bodźcem do swo-
bodnego wykreowania akcji opery. 

Z treści libretta dowiadujemy się, że gdy Dafne odrzuca zaloty Apolla, 
młody bóg jest niezwykle przygnębiony i wątpi w sens miłości (Issé, 1708, 
s.  1). Jednak już w  następnej scenie wyjawia Panowi, bogowi opiekuń-
czemu lasów, pól i pasterzy, że jest zakochany w nimfie Issie. Aby zapew-
nić sobie szczęście w miłości i poddać jej uczucie próbie, planuje pewną 
intrygę. Chce podejść dziewczynę i uwieść ją w przebraniu pasterza File-
mona, by mieć gwarancję, że posiądzie jej serce jedynie mocą miłości, bez 
odwoływania się do swojej boskiej potęgi (Issé, 1708, s. 3). Jako Filemon 
rywalizuje o  jej serce z  innym pasterzem Hilasem. Issa, choć opiera się 
strzałom Amora, w końcu ulega urokowi Filemona i odwzajemnia jego 

3	 Przymiotnik „heroiczna” wskazuje, że w operze występują bogowie.
4	 Mit o Apollu i Issie mógł być też odczytany jako aluzja do morganatycznego związku Króla-

-Słońce i Madame de Maintenon.
5	 W dowód uznania król wręczył Destouchesowi 200 ludwików. Opera odniosła ogromny sukces. 
6	 Fragment w tłumaczeniu Anny Kamieńskiej.
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afekt (Issé, 1708, s.  12–14). Mimo to Apollo nadal nie jest pewien, czy 
wolałaby jego jako Filemona, w ludzkiej postaci, czy jako boga. 

W trzecim akcie Issa odwiedza wyrocznię, która oznajmia jej, iż Apollo 
ją kocha (Issé, 1708, s.  30). Wieść ta przeraża nimfę zakochaną w  File-
monie. Tymczasem Apollo planuje wypróbować jej miłość do siebie (Issé, 
1708, s. 35). Przyjmuje postać zazdrosnego Filemona i nie daje się prze-
konać nimfie, że ta chętniej wybierze pasterza niż potężnego boga słońca 
(Issé, 1708, s. 42–43). Zrozpaczona Issa wzywa Apolla, aby zaświadczyć, 
iż na nic zdadzą się jego zabiegi, ponieważ szczerze kocha Filemona. Po 
tych słowach przybywają Hory, obwieszczające światu obecność boga 
dnia. Strwożona Issa chce uciekać, a  Filemon oponuje, zapewniając, 
że niestraszna mu konfrontacja z bogiem. Issa prosi o ocalenie swojego 
kochanka kosztem przebicia jej serca (Issé, 1708, s. 44). To wyznanie staje 
się impulsem dla Apolla  – wyjawia ukochanej swoją prawdziwą tożsa-
mość, a następnie przeprasza za fortel, który miał zweryfikować jej uczu-
cia. Kochająca Issa szybko wybacza bogu jego intrygę, a prawdziwa miłość 
bez przeszkód triumfuje nad światem bogów i ludzi (Issé, 1708, s. 45).

Opisanej akcji opery towarzyszyła ilustracja na frontyspisie libretta 
pochodzącego ze zbiorczego wielotomowego wydania wszystkich oper 
wystawionych na scenie Królewskiej Akademii Muzycznej od czasu jej 
powstania w  1671 roku do poprzedzającego wydanie zbioru roku 1702 
(Issé, 1703, s.  171–228). Libretto sielanki heroicznej Issé zamieszczono 
w  6. tomie zbioru. Miedzioryt wygrawerowany przez François Ertin-
gera (1640–1710) został opatrzony adnotacją F. Ertinger. fecit. (il. 2) (Issé, 
1703, s. 185; Trombitas-Michelangeli, 2021). Frontyspis przedstawia parę 
w  wiejskim pejzażu. Apollo jako pasterz Filemon klęczy przed nimfą, 
która siedzi przy źródle. Pasterz lewą dłoń trzyma na sercu, a  drugą 
chwyta dłoń ukochanej. Ponad nim unosi się Amorek, który ręką odsuwa 
od twarzy maskę. Pod stopą mężczyzny leży laska pasterska  – atrybut 
nawiązujący do widocznych w oddali owiec. Teatralny aspekt przedsta-
wiona scena zawdzięcza umieszczonemu w górnej części obrazu balda-
chimowi – ozdobiony lambrekinem, frędzlami i girlandami kwiatowymi, 
wygląda jak dekoracja zawieszona nad teatralną sceną, gdzie aktorzy grają 
na tle sielskiej scenografii. Baldachim został opatrzony inskrypcją: ISSÉ. 

Sposób przedstawienia aktorów niesie ze sobą ważne przesłanie. Poza 
i gesty Filemona świadczą, że wyznaje Issie miłość jako ubogi pasterz. Już 
samo imię Filemon, wywodzące się z  języka greckiego (Φιλήμων), jest 
w  tym kontekście ważne, ponieważ jego znaczenie odnosi się do miłości 
i  przyjaźni. Choć przemiana Apolla w  pasterza miała przede wszystkim 
na celu skuteczne uwiedzenie Issy oraz wypróbowanie jej miłości, to ukry-
cie boskości mitycznego boga pod skromną wiejską osłoną możemy inter-
pretować jako wyraz ukorzenia się przed miłością. Koresponduje to dobrze 
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z klęczącą pozą Apolla, wyrażającą oddanie hołdu umiłowanej Issie, rezyg-
nację ze swojej boskiej wspaniałości i dominacji oraz przedkładanie miło-
ści nad władzę, tytuły i majestat. To prawdziwe zejście boga z tronu chwały, 
z  piedestału wywyższenia, dla niżej urodzonej, która zdobyła jego serce. 
Uklęknięcie przed miłością to triumf uczucia, o którym mówi finał opery.

Należy podkreślić, że na rycinie brak boskich atrybutów Apolla. Jedynie 
obecność Amorka przelatującego nad kochankiem świadczy o  jego nad-
przyrodzonym charakterze. Bóg miłości stanowi wizualizację przyczyny 
przemiany boga słońca, motywowanej jego uczuciem. Amorek trzyma 
w dłoni maskę symbolizującą fałszywą tożsamość Apolla, który – przybie-
rając postać pasterza – tym samym dopuścił się oszustwa w imię miłosnego 
spełnienia (Tervarent 1958, s. 261–264) 7. Maska jest na tyle odsunięta od 
twarzy, że widać prawdziwe oblicze boga miłości, co jednocześnie może 
wskazywać, że pasterz wyjawia kochance swoją prawdziwą tożsamość. 

Inaczej sprawa wygląda na frontyspisie libretta wydanego w  1699 
roku w  Amsterdamie (Issé, 1699), opatrzonego w  lewym dolnym rogu 
podpisem ISSÉ TRAGEDIE (il.  3), gdzie Amorek ukrywa się za ple-
cami Issy, podobnie jak swoją twarz chowa za maską oznaczająca trwa-
nie Apolla w  kamuflażu. Na nic się to nie zda, ponieważ wokół głowy 
pasterza rozbłyska świetlista aureola, zdradzając jego prawdziwą boską 
naturę. Układ sceny na rycinie jest lustrzanym odbiciem paryskiego fron-
tyspisu, co może świadczyć o inspirowaniu się tą ryciną, znaną już wcześ-
niej, zanim ukazało się zbiorcze wydanie Christophe’a Ballarda (por. il. 5: 
Benserade, 1676, s.  176) 8. Amsterdamski frontyspis różni się od pary-
skiego tym, że w tle widoczny jest drugi pasterz, być może Hilas, który 
również zabiegał o względy Issy, ale został przez nią odrzucony. Młodzie-
niec wygląda na smutnego, zdaje się, że spogląda na parę z zazdrością. 
Z kolei sylwetki baranów, jakby skarłowaciałe, są drobniejsze, ale jest ich 
więcej niż w paryskim wydaniu. Najprawdopodobniej rycina w amster-
damskim libretcie przedstawia moment, w którym Filemon ujawnia, kim 
naprawdę jest, a następnie jako Apollo przeprasza wierną kochankę sło-
wami: „Nymphe trop fidelle, Ißé, / pardonnez-moi cette épreuve cruelle” 
(Issé, 1708, s. 45) 9. W tym przypadku klęczącą pozę można odczytać jako 
kajanie się za miłosny fortel polegający na ukryciu boskiej tożsamości pod 
osłoną zwyczajnego pasterza.

Dwa omówione powyżej frontyspisy libretta opery stworzonej w 1697 
roku nie są jedynymi przedstawieniami mitu o Apollu i Issie. Równolegle 

7	 Tam więcej o symbolice maski.
8	 Na ten temat szerzej w dalszej części artykułu.
9	 „Zbyt wierna nimfo, Isso, / wybacz mi tę okrutną mękę”. Jeżeli nie zaznaczono inaczej – tłu-

maczenie własne.
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do opery Destouchesa i La Motte’a powstał wydany w Paryżu zbiór poe-
zji Thomasa Corneille’a (1625–1709), bazujący na Metamorfozach Owi-
diusza (Corneille, 1697). Wśród odbitek graficznych dekorujących utwór 
Corneille’a odnajdujemy przedstawienie (il. 4) opatrzone tytułem APOL-
LON CHANGÉ EN BERGER (Corneille, 1697, s.  24) 10, którego autor-
stwo przypisuje się również François Ertingerowi (Catalogue, 1865, s. 26; 
Hryszko, 2020, s. 56). Para, przedstawiona w podobnych pozach, została 
umieszczona na tle szerokiego pejzażu z  fontanną po prawej stronie 
i mostem w oddali po lewej. Również tutaj Apollo występuje jednocześnie 
jako pasterz (został wyekwipowany nie tylko w laskę, ale i w torbę paster-
ską przypiętą do pasa) oraz jako bóg (jego głowa jest kontrastowo rozświet-
lona nadprzyrodzonym blaskiem). Brak natomiast Amorka – został zastą-
piony przez drzewo przedstawione w  głębi, pomiędzy kochankami. Jak 
dowiadujemy się z poematu Corneille’a, jest to dąb – świadek miłosnych 
wyznań: „La joignant sous un chesne, il luy parle d’amour” 11. Corneille 
wyraźnie inspiruje się tekstem Metamorfoz (Owidiusz, 1996, s. 144), wspo-
minając o  przemianach Apolla w  jastrzębia: „Plus loin s’abandonnant 
à l’ardeur qui le presse / Il vole en Eprevier” 12 i lwa: „Il se change en Lion, 
& l’ayant garantie / Du péril évident qui menaçoit sa vie” (Corneille, 1697, 
s. 24–25) 13. Treść wiersza francuskiego poety wskazuje także na przyczynę 
przemiany Apolla w pasterza. Jest nią upodobanie Issy do pasterzy: „Elle 
aime les Bergers” 14. Mowa zatem tutaj o tym, że bóg słońca dostosowuje 
swoją metamorfozę do gustu nimfy, zaopatrując się w pasterskie atrybuty, 
laskę i torbę, dzięki czemu odnosi sukces w podboju serca wybranki: „Il en 
prend l’équipage, / S’arme d’une houlette, & plus beau que le jour, / La 
joignant sous un chesne, il luy parle d’amour.” (Corneille, 1697, s. 24–25) 15. 
W ten sposób, w świetle wierszowanego rozdziału Corneille’a, to Issa, która 
„kocha Pasterzy” ma wpływ na wybór charakteru przemiany boga – zmie-
nia się on w opiekuna owiec po to, aby być dla niej atrakcyjny. 

Ta zmiana w  stosunku do poematu Owidiusza nie jest oryginal-
nym pomysłem Corneille’a, lecz została przejęta z  dzieła Isaaca de 
Benserade’a (1613–1691) Metamorphoses d’Ovide en rondeaux, wyda-
nego ponad 20 lat wcześniej (Benserade, 1676). Luksusowe królewskie 

10	 „APOLLO PRZEMIENIŁ SIĘ W PASTERZA”.
11	 „Dołącza do niej pod dębem, mówi jej o miłości”.
12	 „Dalej, poddając się zapałowi, który go nagli / Frunie jako Jastrząb”.
13	 „Zmienia się w Lwa, obroniwszy ją / Od oczywistego niebezpieczeństwa, które zagrażało jej 

życiu”.
14	 „Ona kocha Pasterzy”.
15	 „Przybierając taki [pasterski – B.H.] ekwipunek, / Uzbraja się w laskę pasterską i piękniejszy 

niż dzień / Dołącza do niej pod dębem, mówi jej o miłości”.
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wydanie (Moog-Grünewald, 1979; Moog-Grünewald, 1995; Chatelain, 
2008; Hryszko, 2021) 16, będące wytworną trawestacją dzieła rzymskiego 
poety, składało się z odrębnych sonetów (rondeaux), którym towarzyszyły 
sztychy wykonane przez francuskich grafików François Chauveau (1613–
1676), Jeana Le Pautre’a (1618–1682) i Sébastiena Le Clerca (1637–1714) 
(Meyer, 1676). Sonetowi o Apollu i Issie towarzyszy rycina wykonana przez 
François Chauveau (Benserade, 1676, p. 176), opatrzona sygnaturą pomy-
słodawcy i  rytownika w  jednej osobie F. Chauveau jn et fec.  (il. 5). Rów-
nież ona stanowiła wzór dla sztychu zamieszczonego w dziele Corneille’a 
(il. 4) 17 oraz dla obu omówionych wyżej frontyspisów librett (il. 2, 3).

Treść przedstawienia Chauveau wyjaśnia sonet Benserade’a zatytu-
łowany APOLLON épris des beautez de la jeune Nimphe Issé, l’abusa sous 
la forme d’un jeune Berger (Benserade, 1676, s.  177) 18. Z  treści wiersza, 
będącego peanem na cześć nimfy, której urodą został zauroczony Apollo, 
wynika, że Issa, w przeciwieństwie do Dafne, odwzajemniła jego miłość. 
Sonet akcentuje wzajemne i  równe zaangażowanie uczuciowe boga 
i nimfy oraz wychwala przymioty Issy, w tym tytułowe piękno i niewin-
ność: „Quelle merveille est la Beauté naissante!”, „Elle estoit douce, elle 
estoit innocente, / Et ne crût pas faire chose indécente / D’aimer” (Bense-
rade, 1676, s. 177) 19. To właśnie te cechy doprowadziły do wybuchu uczu-
cia Apolla i przybrania przez niego pasterskiego kamuflażu.

Warto podkreślić, że tak u Benserade’a, jak i później u Corneille’a cha-
rakter przemiany boga jest sprowokowany zamiłowaniem wybranki serca 
do pasterzy. W ten sposób następuje odwrócenie kierunku przyczynowo-
-skutkowego przemiany. Zamianie ulega logika owidiańskiego porządku, 
w  którym bóg kierowany swoją namiętnością wybierał obiekt swojego 
zaspokojenia i formę miłosnej przemiany, będącej skuteczną metodą zwa-
bienia ofiary. U Benserade’a i Corneille’a to upodobania i przymioty cha-
rakteru Issy są iskrą zapalną wywołującą działanie boga. Taka wolta zmie-
nia wymowę miłosnego wątku z Metamorfoz. To zalety nimfy, jej piękno 
i niewinność – w operze dodatkowo wzmocnione poprzez wierność – skru-
szyły serce boga i stały się przyczyną najpierw jego przemiany w skromnego 
pasterza, a finalnie zagwarantowały szczęśliwe zakończenie ich romansu.

W dziełach obu wspomnianych francuskich poetów na czoło wysuwa 
się nadrzędna rola Issy. Ten aspekt jest obecny także na sztychach i wyjaśnia 

16	 Tam więcej na temat dzieła I. de Benserade’a.
17	 Cała bogata szata graficzna utworu T.  Corneille’a była wzorowana na sztychach z  książki 

I. de Benserade’a.
18	 „APOLLO, zakochany w pięknie młodej Nimfy Issy, uwiódł ją pod postacią młodego Pasterza”. 
19	 „Jakimże cudem jest Piękno rodzące się!”, „Była słodka, była niewinna, / I nie uważała za nie-

przyzwoite / Kochać”.
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sposób obrazowania tego wątku, począwszy od ich prymarnego wzoru 
autorstwa Chauveau (il. 5). Układ dominacja/uległość wyraża się w pozach 
kochanków. Nimfa zasiada, natomiast Apollo klęczy przed nią i  adoruje 
obiekt swojej miłości. Bóg został powalony na kolana przez miłość. 

Ten utrwalony sposób przedstawiania historii Apolla i Issy został prze-
łamany przez François Bouchera, który zastosował zupełnie inną formę 
(il. 1). Na jego obrazie Apollo ukazuje się w całym majestacie i wyższości: 
kroczy, schodząc z obłoków, góruje nad Issą, nachyla się nad nią. Ona nato-
miast przyklęka jakby oszołomiona wspaniałością boga. Oczy ma utkwione 
w niego, adoruje jego jaśniejącą, niemal nagą postać. W tak zakomponowa-
nej scenie to Apollo dominuje, a Issa jest mu podporządkowana. 

U Bouchera brak także odniesienia do pasterskiego kamuflażu obec-
nego na wszystkich rycinach (il. 2, 3, 4, 5). W zamian obserwujemy pewną 
grę z widzem, polegającą na jednoczesnym zobrazowaniu kochanka jako 
pasterza i boga, który zarazem ukrywa i odsłania boską naturę, przywoły-
waną dotąd przez aureolę i obecność Amorka z maską. Na obrazie żaden 
z gromady Amorków nie ma maski, ale jeden z nich trzyma dwie wznie-
sione i  zapalone pochodnie. Można je interpretować jako odniesienie 
do równego żaru miłości płonącego w dwóch sercach. Obecność Apolla 
jest zaakcentowana pojawieniem się jego atrybutu – liry, której delikat-
nie dotyka palcami przewodnik muz, rozświetlony nadprzyrodzonym 
światłem. Odbitki graficzne prezentują mityczną przygodę utrzymaną 
w pogodnym, sielskim nastroju (il. 2, 3, 4, 5). Emanuje z nich spokojna 
atmosfera i pewna subtelność ujęcia oraz dyskretna erotyka objawiająca 
się delikatnym ujęciem dłoni nimfy oraz lekkim zarysowaniem kształtów 
kobiecego ciała, które ujawniają okrywające ją szaty. 

U Bouchera przeciwnie – nastrój jest dramatyczny, teatralny i uroczy-
sty (il. 1). Kompozycja jest dynamiczna, oświetlona scenicznie, a dzięki 
temu wizyjna. To zderzenie dwóch światów: ziemskiego i nadprzyrodzo-
nego. Mocniej zaakcentowany został także wydźwięk sensualny. Boucher 
radykalnie zmienił tradycyjny sposób przedstawiania historii Apolla i Issy. 
Zapewne było to spowodowane faktem, że na życzenie zleceniodawczyni 
to ona została sportretowana na obrazie w towarzystwie króla Ludwika XV 
(Lossky, 1954, s. 241). Malarz, dając bogu rysy monarchy, nie mógł zasto-
sować tradycyjnej formuły ikonograficznej, w wyniku której klęczałby on 
przed swoją kochanką. Najbardziej odpowiednim było ujęcie obrazujące 
majestatyczny triumf boga słońca – suwerena, który odbiera hołd od jed-
nej ze swoich poddanych. Być może taką właśnie formą obrazu Madame 
de Pompadour chciała przypodobać się królowi, polecając uwiecznić się 
w sytuacji, kiedy oddaje mu cześć. Mimo zasadniczej zmiany w akcentach 
talent Bouchera pozwolił nie uronić niczego z  intymnej i  ciepłej relacji 
między sportretowanymi.
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Zamierzone eksponowanie obrazu w  pałacu Bellevue (Devedjian, 
2016, s. 145–158) – prywatnej siedzibie Madame de Pompadour, miejscu 
jej sekretnych spotkań z  królem  – dawało przestrzeń dla zobrazowania 
sceny o wydźwięku zmysłowym. Celem malowidła było przedstawianie 
zażyłego związku króla i jego faworyty oraz rozniecenie płomienia wyga-
sającego po pięciu latach romansu (Muchembled, 2014). W  1750  roku 
Madame de Pompadour zależało, aby wzmóc pociąg króla do swojej osoby 
i na nowo wzbudzić jego zaangażowanie w łączącą ich relację, co w efek-
cie miało jej pozwolić utrzymać króla przy sobie. W zaciszu pałacu Bel-
levue wyłącznym odbiorcą treści obrazu był król. Temat uczucia łączącego 
Apolla i Issę był szczególnie bliski Madame de Pompadour nie tylko dla-
tego, że wcieliła się ona w rolę tej postaci w operze wystawionej w roku 
złożenia u Bouchera zamówienia. Historia Issy to historia zdumiewającej 
miłości samego boga słońca do istoty będącej dużo niżej od niego w hie-
rarchii bytów. W takiej analogii mogła odnaleźć się pochodząca z nizin 
społecznych ulubienica króla (Berly, 2018), która miłość władcy zdobyła 
jedynie swoim urokiem osobistym i wdziękiem. 

Madame de Pompadour pragnęła być łączona z mityczną Issą zapewne 
nie tylko ze względu na piękno nimfy, ale przede wszystkim ze względu 
na jej cnoty: niewinność, wierność i gotowość do bezinteresownego kocha-
nia. Chciała przekonać króla, że kocha go bezinteresownie, tak jak Issa 
Filemona, dla niego samego, dla tego, kim jest naprawdę, a nie dla jego 
godności, władzy, majestatu, nie dla uzyskiwania splendorów czy apanaży. 
Ważny jest także charakter miłości, który wyłania się z mitu. Jest to miło-
wanie słodkie, szczęśliwe i wzajemne, takie, za którym tęskniono, marząc 
o beztroskiej Arkadii – krainie prostych i czułych pasterzy.

Dzięki odniesieniu do tradycyjnego ujęcia tego tematu znanego z rycin 
(il.  2, 3, 4, 5), a  będącego punktem wyjścia dla kompozycji Bouchera, 
możemy odczytać ukryte znaczenie malowidła. Obraz jest podpowierzch-
niowym dialogiem z utrwalonym obrazowaniem mitu (znanym tak mala-
rzowi, jak i jego zleceniodawczyni), który akcentuje podziw i uwielbienie 
dla Issy, wyrażone klęczeniem i adorowaniem jej przez Apolla. Taki sam 
zachwyt i admirację pragnęła zapewne wywołać wcielona w Issę Madame 
de Pompadour u swojego Apolla – Ludwika XV. 

Możemy się domyślać, że prawdopodobną kontynuacją sceny z obrazu 
mógł być następny epizod opery (znany ze sztychów), mianowicie odda-
nie czci wiernej nimfie przez klęczącego przed nią boga. To moment, 
który nie mógł zostać zobrazowany dosłownie, ale nic nie stało na prze-
szkodzie, by mógł się rozgrywać już w  rzeczywistej przestrzeni przed 
obrazem. Znając zamiłowanie Madame de Pompadour do gry aktorskiej, 
obraz mógł być pomyślany jako bodziec do zabawy w odgrywanie scen 
z opery. 
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Tworząc malowidło dla Madame de Pompadour, François Boucher 
sięgnął nie tylko do opery Destouchesa i La Motte’a, ale odniósł się rów-
nież do wcześniejszych ujęć graficznych podjętego tematu. Zmiana układu 
kompozycji obrazu w stosunku do sztychów jest wymowna, jednak jej głę-
boko ukryte znaczenie jest czytelne dopiero w świetle genezy ikonogra-
ficznej obrazu. Malowidło, sięgające do mitu o miłości pasterskiej, było 
manifestacją tęsknoty za arkadyjskim szczęściem, kochaniem wzajemnym 
i beztroskim. Mit o Apollu i Issie doskonale wyrażał sielankowo-miłosną 
atmosferę charakterystyczną dla kultury XVIII wieku, a jednocześnie był 
wyrazem uczuć i oczekiwań żywionych przez królewską kochankę. Iko-
nografia dzieła François Bouchera jest czytelna dopiero w kontekście jej 
genezy, z naciskiem na planowane od początku miejsce jej eksponowania 
w prywatnej Arkadii kochanków – mitycznej krainy wiecznej szczęśliwo-
ści króla i jego faworyty. 

Il. 1. François Boucher, Apollo objawiający swoją boskość Issie, 1750, olej na płótnie, 129 × 
157 cm, Tours, Musée des Beaux-Arts. Fot. Gérard Dufresne

Źródło: Musée des Beaux-Arts. Pozyskano z: https://mba.tours.fr/TPL_CODE/TPL_
COLLECTIONPIECE/98-18e.htm?COLLECTIONNUM=13&PIECENUM=121& 
NOMARTISTE=BOUCHER+Fran%C3%A7ois
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Il.  2. François  Ertinger, Issé, 
1697–1703, miedzioryt, syg-
natura: F. Ertinger. fecit

Il. 3. ISSÉ TRAGEDIE, 1699, miedzioryt. 
Fot. M. Weltmaier

Źródło: frontyspis libretta opery 
(Issé, 1703, s.  185). Pozyskano 
z: https://books.google.pl/
books/content?id=NOrup-
5hfuWQC&hl=pl&pg=PA18
4&img=1&zoom=3&sig=AC
fU3U3zLFCXeMalDaCoA80
MhpEsQii-oA&ci=17%2C5%
2C950%2C1699&edge=0

Źródło: frontyspis libretta, (Issé, 1699), Monachium, 
Deutsches Theatermuseum, Theaterbibliothek.

Il.  4. François Ertinger, APOLLON 
CHANGÉ EN BERGER, 1697, miedzioryt

Il. 5. François Chauveau, APOLLON épris 
des beautez de la jeune Nimphe Issé, l’abusa 
sous la forme d’un jeune Berger, 1676, mie-
dzioryt, sygnatura: F. Chauveau jn et fec

Źródło: Corneille, 1697, s.  24. Pozy-
skano z: https://gallica.bnf.fr/ark:/12148/
bpt6k10430392/f36.item

Źródło: Benserade, 1676, Gent, Universi-
teitsbibliotheek, s. 176.
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Potencjał polskiego lobby w USA

S treszczenie         

W artykule rozważaniu poddano kwestię, czy Polonia mieszkająca w  USA 
jest albo czy może być potencjalnie znaczącą siłą lobbingową wpływającą 
na kształt polityki amerykańskiej, głównie w  stosunku do kwestii polskich 
i  polonijnych. Rozważanie to oparte jest na analizie fenomenu lobbingu 
w Stanach Zjednoczonych oraz znaczenia grup interesu, w tym grup o cha-
rakterze etnicznym. Na podstawie literatury przedmiotu autor identyfikuje 
czynniki i okoliczności, które mogą wpływać na potencjalną skuteczność grup 
interesu w USA, i odnosi je do sytuacji społeczności Amerykanów polskiego 
pochodzenia.

S Ł O WA  K LU C Z E : 	 Polonia amerykańska, lobbing, grupy interesu, 
grupy etniczne, amerykańska polityka zagraniczna

A B S T RAC T

Lobbying Potential of the Polish Americans 

In this article the author considers whether the Polish Americans (Polonia) 
living in the US is, or perhaps can be, a potentially significant lobbying force 
influencing the shape of American policy, mainly in relation to Polish and 
Polish‑American issues. This consideration is based on an analysis of the 
phenomenon of lobbying in the United States and the importance of inter-
est groups, including ethnic groups. Basing assumptions on the literature on 
American interest groups, including ethnic ones, and their lobbying potential, 
the author identifies factors and circumstances that can affect the potential 
effectiveness of interest groups in the US and relates them to the situation of 
the community of Americans of Polish origin.

K E Y W O R D S :  	Polish Americans, ethnic lobbies, lobbying, 
interest groups in the US
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Wprowadzenie

Stosunki polsko‑amerykańskie, szczególnie widziane z  polskiej perspek-
tywy, mają niewątpliwie specyficzny charakter. Pomimo, a  paradoksalnie 
być może właśnie dzięki wielu tysiącom kilometrów dzielącym obydwa 
kraje USA postrzegane są w Polsce od dawna jako partner, sojusznik, kraj 
zaprzyjaźniony. Szczególnie istotne wydają się relacje w  zakresie zapew-
niania bezpieczeństwa oraz współpracy wojskowej. Pozytywne postrzega-
nie Stanów Zjednoczonych wiąże się częściowo z okolicznościami histo-
rycznymi, w tym między innymi z faktem, że powstanie niepodległej Polski 
po 1918 roku łączy się w znacznym stopniu z inicjatywą amerykańskiego 
prezydenta Woodrowa Wilsona czy też z tym, że upragniony przez znaczną 
część Polaków żyjących w peerelowskiej rzeczywistości upadek ZSRR był 
niewątpliwą zasługą stanowczej polityki prowadzonej przez USA w okre-
sie zimnowojennym. Znaczenie USA i jego pozytywne postrzeganie 1 przez 
znaczną część polskiego społeczeństwa i establiszmentu wiąże się również 
na pewno z faktem, że Stany Zjednoczone są krajem, w którym mieszka 
największa polska diaspora na świecie, a większość mieszkańców Polski ma 
znajomych lub krewnych, którzy w USA mieszkają. Postrzeganie Stanów 
Zjednoczonych jako bardzo istotnego partnera wiąże się oczywiście z prag-
nieniem, aby polityka tego partnera była korzystna z punktu widzenia Polski. 
	 To, w  jaki sposób kształtuje się amerykańska polityka zagraniczna, 
zależy od wielu czynników, z  których większość ma charakter albo 
wewnętrzny, albo wiązany bezpośrednio z postrzeganiem przez amery-
kańskich decydentów amerykańskiego interesu narodowego (McCor-
mick, red., 2017). W przypadku państwa tak potężnego jak USA próby 
zewnętrznego wpływania na jego politykę zagraniczną mają mniejsze 
szanse powodzenia, być może z  wyjątkiem kilku najbardziej znaczą-
cych państw na scenie międzynarodowej, do których Polska się nie zali-
cza. Coraz większa liczba autorów zajmujących się procesem decyzyj-
nym w  polityce amerykańskiej zwraca jednak uwagę, że, zwłaszcza od 
zakończenia zimnej wojny (McCormick, 2012, s. 85–86), coraz większe 
znaczenie w  procesie tym mogą mieć mniejszości narodowe i  etniczne 
zamieszkujące Stany Zjednoczone. Opisywane w literaturze przedmiotu 
przykłady wpływu grup takich jak Kubańczycy, Ormianie, Żydzi (Haney 
i  Vanderbush, 1999; Gregg, 2002; Mearsheimer i  Walt, 2007) pokazują, 
że potencjał dla wpływu grup etnicznych istnieje. Czy w przypadku, gdy 
przykładowo Kubańczycy lub Żydzi zamieszkujący w  USA mogą mieć 
wpływ na to, jaką politykę USA prowadzą w stosunku do Kuby czy Izraela, 

1	 Polska jest najlepiej postrzegającym USA krajem na świecie, https://notesfrompoland.
com/2023/06/29/poles-hold-most-favourable-view-of-us-finds-international-study/
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podobnie jest z Polską i Polonią? Czy coś takiego jak polskie lobby w USA 
istnieje, a jeżeli tak, to czy ma potencjał do skutecznego oddziaływania?
	 Niniejszy artykuł ma na celu zidentyfikowanie uwarunkowań i oko-
liczności, które mogą wpływać na potencjał tzw. polskiego lobby. Struktura 
artykułu została zaprojektowana tak, aby ukazać Polonię amerykańską 
jako potencjalną siłę lobbingową w kontekście amerykańskiego systemu 
politycznego ze szczególnym uwzględnieniem fenomenu wpływu róż-
nego rodzaju grup interesu. Artykuł składa się więc z następujących części: 
przedstawienie zjawiska występowania grup interesu w Stanach Zjedno-
czonych i ich umocowanie w systemie reprezentacji; charakterystyka spo-
sobów działania grup interesu ze szczególnym akcentem na działalność 
lobbingową bezpośrednią i pośrednią; specyfika lobbingu prowadzonego 
przez grupy etniczne, zwięzła charakterystyka Polonii amerykańskiej; 
identyfikacja uwarunkowań mających wpływ na potencjał lobbingowy. 

Grupy interesu w Stanach Zjednoczonych

Stany Zjednoczone są krajem, w  którym zjawisko występowania grup 
interesu jest szczególnie powszechne i  widoczne. Można przyjąć, że 
grupa interesu to 

zrzeszenie jednostek bądź organizacji lub instytucja niebędąca podmiotem 
władzy publicznej, które na podstawie wewnętrznie podzielanych wartości 
stara się aktywnie wpływać na kształtowanie polityki publicznej, lecz nie 
dąży do formalnego sprawowania władzy (Oświecimski, 2012, s. 44–45).

W definicji grupy interesu szczególnie ważne wydaje się podkreślenie 
aspektu organizacyjnego, a  więc tego, że są to struktury formalnie zor-
ganizowane, oraz tego, że aktywnie działają w sferze publicznej. Grupy 
interesu funkcjonujące w  USA są podmiotami bardzo zróżnicowanymi 
zarówno pod względem rozmiaru, zasięgu terytorialnego, jak i w końcu 
rodzaju reprezentowanego interesu. Będziemy więc mieli do czynie-
nia z grupami reprezentującymi interesy o  charakterze ekonomicznym, 
jak związki zawodowe czy organizacje reprezentujące pracodawców lub 
przedsiębiorców, grupami branżowymi jak choćby organizacje rolnicze, 
medyczne, z  grupami konsumenckimi, grupami zabiegającymi o  jakieś 
węziej zdefiniowane cele jak choćby grupy proaborcyjne czy antyabor-
cyjne, grupy zabiegające o rozszerzenie lub ograniczenie prawa do posia-
dania broni, grupy feministyczne bądź zabiegające o  prawa kobiet czy 
też grupy reprezentujące wszelakiego rodzaju mniejszości  – seksualne, 
rasowe czy w końcu etniczne (zob. Nownes, 2017, rozdział 1).
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	 W Stanach Zjednoczonych ze względu na specyficzną historię roz-
woju państwowości oraz tradycję polityczną uczestnictwo we wszelakiego 
rodzaju grupach i organizacjach jest wkomponowane w życie codzienne 
Amerykanów. Jak pisał Tocqueville, Amerykanie „w różnym wieku, o róż-
nych charakterach, żyjący w  różnych warunkach ciągle się zrzeszają” 
(Tocqueville, 2000, s.  489). Specyfika systemu reprezentacji interesów 
w przypadku USA polega między innymi na tym, że obok reprezentacji 
opartej na systemie wyborczym, w ramach którego Amerykanie wybierają 
prezydenta oraz swych reprezentantów do Senatu, Izby Reprezentantów 
czy legislatur stanowych, funkcjonuje równoległy system, gdzie zabiegają 
o  swoje interesy poprzez aktywność zorganizowanych grup, starających 
się wpływać na kształt stanowionej i realizowanej polityki. Szacuje się, że 
tylko na poziomie federalnym w  USA funkcjonuje kilkadziesiąt tysięcy 
podmiotów, które można zaklasyfikować jako grupy interesu, a gdy wli-
czymy w to również poziomy stanowy i lokalny, będzie to nawet dwieście 
tysięcy (Nownes, 2023, rozdział 2).
	 Grupy interesu, reprezentując swych członków i  ich interesy, starają 
się aktywnie wpływać na decyzje podejmowane przez decydentów poli-
tycznych. Z tego powodu można stwierdzić, że podstawową, obok zacho-
wywania spójności wewnątrzorganizacyjnej, aktywnością grup interesu 
jest lobbing. Działalność lobbingową można zdefiniować jako „każdą 
zamierzoną komunikację mającą na celu wpłynięcie na decyzje jakichkol-
wiek podmiotów rządowych oraz na perspektywiczne ułatwienie takiego 
wpływu, dokonywaną poprzez działania bezpośrednie i pośrednie, zgodne 
z obowiązującym prawem” (Oświecimski, 2012, s. 300). Należy zwrócić 
uwagę, że mimo iż lobbing jest aktywnością immanentnie wkompono-
waną w amerykański system polityczny, jest on negatywnie postrzegany ze 
względu na to, że w percepcji społecznej stawia interesy wybranych grup 
ponad interesami ogółu (Holyoke, 2018, s. 3–4).

Lobbing i zasoby lobbingowe

Lobbing jest działalnością złożoną i wielokanałową, a formy oddziaływa-
nia zależą od specyfiki obszaru działania, decydentów politycznych, któ-
rych się lobbuje, oraz zasobów grupy. Wydaje się jednak, że da się wydzie-
lić trzy zasadnicze taktyki, za pomocą których grupy mogą, przynajmniej 
w przypadku systemu amerykańskiego, wpływać na polityków – lobbing 
bezpośredni, lobbing pośredni oraz oddziaływanie poprzez udział w pro-
cesie wyborczym.
	 Lobbing bezpośredni, nazywany również tradycyjnym, zakłada bez-
pośredni kontakt lobbysty, czyli przedstawiciela grupy, z  politykiem. Jest 
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to forma najstarsza, mająca wielowiekową tradycję, a  jej korzeni można 
się dopatrywać w czasach, gdy rodziły się współczesne systemy oparte na 
reprezentacji demokratycznej. W ramach tej formy działalności lobbingo-
wej lobbysta podczas kontaktu z politykiem prezentuje argumenty i infor-
macje, które mają przekonać polityka do stanowiska promowanego przez 
grupę. Zakładając, że lobbing jest działalnością zgodną z prawem 2, skutecz-
ność działalności lobbingowej zależy od jakości argumentów oraz zdolności 
przekonywania samego lobbysty czy lobbystów. Profesjonalnie prowadzona 
działalność lobbingowa jest kosztowna, gdyż po pierwsze, wymaga zatrud-
nienia wykwalifikowanych i  dobrze opłacanych specjalistów, a  po dru-
gie zbieranie dobrej jakościowo informacji jest kosztowne i  czasochłonne 
(Wright, 1996, s. 88). Jeżeli chodzi o lobbystów, to grupy interesu w zależ-
ności od zasobów, którymi dysponują, decydują się albo na zatrudnianie 
lobbystów kontraktowych (Nownes, 2004, s. 162), albo, w przypadku gdy 
są sobie w stanie na to pozwolić, utrzymywanie własnych etatowych lob-
bystów. W przypadku kampanii lobbingowych zakrojonych na dużą skalę 
grupy często wykorzystują obydwa rodzaje lobbystów, niejednokrotnie 
wspomagając się jeszcze lobbingiem prowadzonym przez członków grup. 
Skala konkretnej kampanii lobbingowej zależy od wielu czynników, ale 
najważniejszą zmienną wydaje się liczba polityków, których trzeba prze-
konać do swych racji. To z kolei wiąże się z wyjściowymi postawami poli-
tyków odnośnie do danej kwestii 3 oraz aspektami proceduralnymi, a więc 
tym, jakie gremium decyduje o danej sprawie. Ogólnie rzecz ujmując, lob-
bing bezpośredni zazwyczaj wiąże się z angażowaniem sporych funduszy 
i z tego względu przewagę wydają się mieć grupy bogatsze.
	 Drugim, obok lobbingu bezpośredniego, rodzajem aktywności lobbin-
gowej jest lobbing pośredni nazywany również lobbingiem oddolnym lub 
w nomenklaturze angielskojęzycznej lobbingiem grass-roots. W odróżnie-
niu od lobbingu bezpośredniego decydent polityczny nie jest przekony-
wany bezpośrednio przez lobbystów reprezentujących daną grupę, ale lob-
bystów zainspirowanych przez grupę zwykłych obywateli. Podstawą, na 
której zasadza się potencjalna skuteczność taktyki lobbingu pośredniego, 
jest fakt, że politycy wybieralni, a do takich głównie adresowany jest lob-
bing, są zależni od swych potencjalnych wyborców. Jest to szczególnie 
zauważalne w przypadku systemu politycznego USA, w którym i na pozio-
mie stanowym, i na poziomie federalnym głosowanie odbywa się faktycz-
nie na konkretnego kandydata, a nie na partię polityczną. W przypadku 

2	 Takie założenie jest przyjmowane w  literaturze przedmiotu. Łapówkarstwo, przekupstwo 
są traktowane jako przestępstwa i  ewentualne wynaturzenia zjawiska lobbingu, a  nie jego 
elementy.

3	 Mogą być przychylni, przeciwni bądź neutralni wobec danego postulatu.
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takiej konstrukcji systemu wyborczego powiązanie kandydata z osobami 
zamieszkującymi jego okręg wyborczy jest bardzo duże. W interesie poli-
tyka wybieranego z danego okręgu wyborczego jest więc realne poznanie 
preferencji obywateli, a włączenie się ich w akcję lobbingową stanowi jasny 
sygnał jakie preferencje, przynajmniej w  odniesieniu do jakiejś konkret-
nej kwestii, mają (zob. więcej: Kollman, 1998). Stosując taktykę lobbingu 
pośredniego, stratedzy grupy starają się więc przekonać odpowiednią liczbę 
obywateli, aby ci skontaktowali się z politykami, przekonując do stanowi-
ska grupy. Proces lobbingu pośredniego ma charakter wieloetapowy. Na 
pierwszym etapie grupy skupiają się na ukształtowaniu opinii publicznej 
w odniesieniu do danej kwestii, następnie starają się zmobilizować kon-
kretnych obywateli do działania, by na etapie końcowym starać się uła-
twić kontakt obywateli z politykami i przekazywanie komunikatu lobbin-
gowego. Specyfika lobbingu pośredniego, angażującego obywateli i opinię 
publiczną, sprawia, że jest on strategią, do której wykorzystania bardziej 
predestynowane są grupy mające naturalne poparcie społeczne albo pro-
mujące kwestie popularne wśród opinii publicznej. Przewagę wydają się 
w tym zakresie mieć grupy o licznym członkostwie albo o dużej potencjal-
nej bazie członkowskiej oraz grupy zabiegające o interesy określane jako 
interesy publiczne 4, a więc grupy postrzegane jako walczące o dobro pub-
liczne, a nie interesy partykularne. Najpopularniejszymi grupami przyna-
leżącymi do tej kategorii są chociażby organizacje konsumenckie, organi-
zacje ekologiczne czy grupy zabiegające o jakość procesu politycznego 5.
Trzecim elementem triady lobbingowej jest angażowanie się grup interesu 
w proces wyborczy (Herrnson, 2005, s. 25–48). Należy zaznaczyć, że pod-
czas gdy dwie powyżej wspomniane strategie, a więc lobbing bezpośredni 
oraz lobbing pośredni, są w znacznej mierze uniwersalne i aplikowalne 
w  większości rozwiniętych krajów demokratycznych, to zaangażowanie 
grup interesu w proces wyborczy na dużą skalę jest w znacznej mierze 
specyficzne właśnie dla przypadku amerykańskiego. Wynika to, po pierw-
sze z faktu, że w USA finansowanie kampanii wyborczych jest oparte pra-
wie wyłącznie na źródłach prywatnych, a po drugie, z  tego, że kampa-
nie amerykańskie są niesamowicie kosztowne, i to na każdym poziomie, 
a tym samym zapotrzebowanie na pieniądz jest bardzo duże. Grupy inte-
resu nie mogą co prawda przekazywać bezpośrednio pieniędzy na konta 
kandydatów w wyborach, ale mają do dyspozycji bardzo wiele sposobów 
na to, aby wesprzeć kandydatów finansowo albo, co też jest coraz częś-
ciej praktykowane, mogą same prowadzić kampanie za konkretnymi kan-
dydatami lub przeciwko nim. Oprócz zaangażowania stricte finansowego 

4	 Tzw. public interest groups.
5	 Tzw. good government organizations.
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grupy interesu mogą włączać się w kampanie wyborcze, pomagając kan-
dydatom poprzez użyczanie wolontariuszy czy też udzielanie formal-
nego poparcia, co jest szczególnie cenne w przypadku grup cieszących się 
dużym prestiżem społecznym. 
	 Grupy interesu, prowadząc swoje kampanie lobbingowe, zazwyczaj 
wykorzystują mikst powyższych trzech strategii (Webb Yackee, 2015), kła-
dąc odpowiedni akcent w zależności od konkretnej kwestii, swych zaso-
bów oraz sytuacji lobbingowej, czyli chociażby występowania konkuren-
cji lub sojuszników w odniesieniu do określonej kwestii. Niemniej jednak 
o sukcesie grup, zważywszy na specyfikę omówionych aktywności, decy-
dują zazwyczaj zasoby takie jak: 

•	 finanse, a więc budżet, jakim dysponuje grupa, który może prze-
znaczyć na prowadzenie konkretnych działań lobbingowych oraz 
związanych z wyborami;

•	 liczne członkostwo bądź potencjał do pozyskania sprzymierzeń-
ców wśród szerokich grup społecznych oraz odpowiedni rozkład 
geograficzny członków i  sympatyków, co przekuwać może się na 
siłę wyborczą w poszczególnych okręgach wyborczych;

•	 dobry wizerunek i  widoczność publiczna, które umożliwiają 
zarówno kształtowanie opinii publicznej, jak też dotarcie ze swoim 
przekazem chociażby do mediów;

•	 struktura organizacyjna, która pozwala na sprawne zarządzanie 
działalnością lobbingową oraz kontakty zarówno ze światem poli-
tycznym, jak też społeczeństwem.

	 Jak już wspomniano, różnorodność grup interesu w Stanach Zjedno-
czonych jest bardzo duża i  różne jest ich znaczenie. Należy zaznaczyć, 
że potencjalny wpływ, jaki grupy mogą mieć, zależy w znacznym stop-
niu od obszaru polityki, w którym działają, i tak, aby za bardzo się w tym 
miejscu nie wdawać w szczegóły, znacznie większe oddziaływanie można 
odnotować w obszarze polityki wewnętrznej niż zagranicznej, w którym 
to obszarze działają właśnie grupy o podłożu etnicznym, będące przed-
miotem niniejszego artykułu.

Lobby etniczne w Stanach Zjednoczonych

Grupy interesu i różnego rodzaju organizacje oparte na kryteriach etnicz-
nych są w Stanach Zjednoczonych bardzo rozpowszechnione, co wiąże 
się z tym, że USA są krajem imigranckim, o niezbyt długiej historii, w któ-
rym tożsamości etniczne są ciągle żywe. Jeżeli chodzi o funkcjonowanie 
organizacji etnicznych, to historia sięga wieku XIX, czyli czasu, gdy mie-
liśmy do czynienia z  pierwszymi wielkimi falami imigracyjnymi. Jeżeli 
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jednak chodzi o  funkcjonowanie tych organizacji jako grup interesu, 
a więc lobby starających się wpływać na proces polityczny, to w porów-
naniu z innymi kategoriami grup funkcjonujących w USA wpływ ten nie 
objawił się tak wcześnie i nie był aż tak wyrazisty. Pionierskie, bo przypa-
dające na połowę XIX wieku, w tym zakresie były działania organizacji 
Fenian Brotherhood, zrzeszającej Amerykanów irlandzkiego pochodze-
nia czy też po prostu imigrantów irlandzkich, zabiegającej o amerykań-
skie wsparcie sprawy niepodległości Irlandii (Sommerville, 2008). Aktyw-
ność lobbingowa organizacji etnicznych zaczęła być naprawdę widoczna 
dopiero w okresie I wojny światowej. Wtedy to część organizacji etnicz-
nych związanych z krajami Ententy starała się wpłynąć na to, aby USA 
włączyły się do wojny, a  te związane z narodowościami państw central-
nych starały się nakłonić rząd USA do trzymania się z dala od europej-
skiego konfliktu (Smith, 2000, s. 51). W okresie I wojny zauważalna stała 
się również aktywność grup związanych z narodowościami nieposiadają-
cymi państwowości, co dotyczyło głównie Europy Środkowej oraz Bałka-
nów. Organizacje etniczne takich narodowości jak Polacy, Czesi, Słowacy, 
Chorwaci aktywnie próbowały wpłynąć na to, aby w  porządku powo-
jennym ich ojczyzny stały się państwami niepodległymi. Jak zauważa 
DeConde, słynny 13.  punkt w  planie prezydenta Woodrowa Wilsona, 
mówiący o  powstaniu niepodległej Polski, mógł mieć związek z  okre-
sem wyborczym, kiedy to Wilson aktywnie zabiegał o  głosy wyborców 
polskiego pochodzenia (DeConde, 1992, s. 89). W okresie późniejszym, 
a więc począwszy od lat 20. XX wieku, aktywność etnicznych grup interesu 
zmalała, co wiązało się z ogólnymi tendencjami i realiami amerykańskiej 
polityki zagranicznej. W okresie dwudziestolecia międzywojennego Stany 
Zjednoczone prowadzić zaczęły politykę izolacjonizmu, co w  bezpo-
średni sposób przekładało się na spadek znaczenia etnicznych lobby. Póź-
niej, począwszy od początku II wojny światowej USA, zaczęły co prawda 
bardzo aktywnie działać na arenie międzynarodowej, ale najpierw okres 
rywalizacji wojennej, a następnie zimnowojennej wpływał na to, że poli-
tyka zagraniczna stanowiona była przez wąskie grono decydentów poli-
tycznych oraz stanowiła priorytet. W takich realiach bardzo ciężko było 
jakimkolwiek grupom interesu, w  tym grupom etnicznym, wpływać na 
kształt polityki zagranicznej prowadzonej przez USA (Huntington, 1997, 
s. 30). Sytuacja zmieniła się z dopiero z końcem okresu zimnowojennego, 
kiedy po pierwsze zniknęło poczucie zagrożenia, a amerykańska polityka 
zagraniczna zaczęła być kształtowana w sposób bardziej demokratyczny 6, 
a  po  drugie, po rozpadzie świata dwubiegunowego w  wielu miejscach 

6	 Co przejawiało się zwiększeniem zaangażowania Kongresu. W Kongresie tradycyjnie wpływ 
interesu jest większy niż w egzekutywie.
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globu sytuacja stała się bardzo dynamiczna  – w  niektórych miejscach 
zmieniały się ustroje państw, w innych powstawały nowe i konsekwentnie 
pole do amerykańskiego oddziaływania w procesie porządkowania świata 
stawało się większe. Wtedy właśnie dostrzeżono wyraźnie zwiększoną 
aktywność etnicznych grup interesu w Stanach Zjednoczonych, co doty-
czyło grup z Europy Środkowo‑Wschodniej, Bliskiego Wschodu czy Azji. 
W okresie tym zaczęło powstawać też znacznie więcej opracowań nauko-
wych dotyczącej tej tematyki (DeConde, 1992; Ambrosio, red., 2002; 
Davidson, 2009; Garza i Pachon, red., 2000; Domínguez, 2006). Litera-
tura przedmiotu nie jest zgodna co do tego, jaki jest realnie wpływ etnicz-
nych grup interesu na politykę prowadzoną przez USA ani jaki ten wpływ 
powinien być, niemniej jednak większość autorów identyfikuje przykłady 
grup, które na tle innych wydają się najskuteczniejsze. 
	 Jako przykład najskuteczniejszego lobby etnicznego w  USA wymie-
nia się zazwyczaj lobby żydowskie lub też, jak czasem się je określa, lobby 
proizraelskie. Na lobby to składa się rozbudowana sieć organizacji repre-
zentujących społeczność żydowską mieszkającą w  Stanach Zjednoczo-
nych, której liczbę szacuje się na 7,6 miliona, czyli 2,4% amerykańskiej 
populacji (https://ajpp.brandeis.edu/us_jewish_population_2020). Jeżeli 
patrzylibyśmy tylko na liczbę ludności, to w porównaniu z  innymi gru-
pami Żydzi zamieszkujący USA nie stanowią populacji bardzo znaczą-
cej. Tym, co stanowi jednak o sile lobby żydowskiego, jest charakterystyka 
tej populacji i  przywiązanie do korzeni (https://www.pewresearch.org/
religion/2021/05/11/jewish-americans-in-2020/). Pomimo że żydowska 
populacja w USA nie jest bardzo duża, to jednak z politycznego punktu 
widzenia bardzo znacząca. Po pierwsze, Żydzi amerykańscy są bardzo 
aktywni wyborczo i uczestniczą w wyborach znacznie częściej niż ogół 
populacji. Po drugie, geograficzne rozmieszczenie ich populacji w USA 
powoduje, że są znaczącym elektoratem w  głównych okręgach wybor-
czych. Po trzecie, Żydzi w  Stanach Zjednoczonych charakteryzują się 
ponadprzeciętną skłonnością do zrzeszania się. Tylko na samym stop-
niu federalnym, ogólnokrajowym organizacji żydowskich jest ponad 400 
(Fleshler, 2009, s. 58), a całkowita liczba wszelakiego rodzaju organiza-
cji żydowskich w  całym kraju wynosi blisko dziesięć tysięcy (Burstein, 
2011). Najsilniejszą i najbardziej znaczącą organizacją o charakterze lob-
bingowym jest AIPAC 7. Jeżeli chodzi o aspekt finansowy, który jest bar-
dzo istotny z punktu widzenia lobbingowego, to co prawda osoby pocho-
dzenia żydowskiego nie wyróżniają się statystycznie na tle społeczeństwa 
amerykańskiego znacząco wyższymi dochodami, jednak społeczność 
ta wykazuje ponadprzeciętne skłonności do przekazywania pieniędzy 

7	 American Israel Public Affairs Committee, https://www.aipac.org/about
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na cele polityczne. Wśród społeczności tej występuje również bardzo duża 
liczba osób bogatych, które są dodatkowo bardzo zaangażowane w sprawy 
istotne dla społeczności żydowskiej i  konsekwentnie przekazują bardzo 
pokaźne sumy na poczet działalności lobbingowej i  kampanii wybor-
czych 8. Tym, co również charakteryzuje społeczność żydowską, a co bez-
pośrednio przekuwa się na potencjał lobbingowy, zwłaszcza w wymiarze 
mobilizacyjnym, jest to, że amerykańscy Żydzi są dumni ze swego pocho-
dzenia, chętnie się do niego przyznają i  je akcentują (Portrait of Jewish 
Americans, 2013).
	 Jeżeli chodzi o ocenę potencjału etnicznego lobby żydowskiego w USA, 
to często pojawiają się głosy, że skuteczność ta wynika z faktu, że lobby to, 
zabiegając o wsparcie USA dla Izraela, działa zgodnie z interesem stra-
tegicznym USA, a  więc, jak to się potocznie ujmuje  – wyważa otwarte 
drzwi. Faktycznie wydaje się, że obecnie alians z Izraelem będącym zna-
czącym sojusznikiem we wrogim dla USA regionie Bliskiego Wschodu jest 
racjonalny strategicznie, ale z drugiej strony można się całkiem logicznie 
zastanawiać, czy to, że region ten stał się nieprzychylny wobec USA, nie 
wynika właśnie z tego, że USA w okresie po II wojnie światowej wspierały 
Izrael w konflikcie z krajami arabskimi? 
	 Kolejnym przykładem grupy etnicznej, którą uznaje się za skuteczną 
w  wymiarze lobbingowym, choć nie na taką skalę jak w  przypadku 
lobby żydowskiego, są Kubańczycy mieszkający w  USA czy też Ame-
rykanie kubańskiego pochodzenia. W  USA mieszka około 2,4 miliona 
osób pochodzenia kubańskiego (dane na 2021 rok: https://www.pewre-
search.org/hispanic/fact-sheet/u-s-hispanics-facts-on-cuban-origin-lati-
nos/). Mniej więcej połowa tych osób urodziła się w USA, a połowa na 
Kubie. Na uwagę zasługuje duża dynamika wzrostu populacji – na prze-
strzeni ostatnich dwudziestu lat populacja ta podwoiła się, co przekłada 
się na to, że społeczność ta postrzegana jest jako zyskująca na znacze-
niu. W obrębie diaspory kubańskiej da się wyróżnić dwie grupy (Eckstein, 
2009, s. 90–105) – pierwsza to przedstawiciele i potomkowie pierwszej fali 
migracji, czyli osób uciekających w latach 50. i 60. przed reżimem Fidela 
Castro, natomiast druga to imigranci ekonomiczni z lat 80. i 90. Dokonanie 
rozróżnienia jest o tyle istotne, że są to grupy różne, jeśli chodzi o charak-
terystyki socjoekonomiczne, jak też o podejście do kwestii polityki zagra-
nicznej. Przedstawiciele pierwszej grupy są znacznie zamożniejsi, lepiej 
wyedukowani i bardziej świadomi tożsamości narodowej. Są też zdecydo-
wanie bardziej negatywnie nastawieni do reżimu panującego na Kubie. 

8	 Tak na przykład podczas kampanii prezydenckiej 1992 roku około 60% pieniędzy przekaza-
nych na kampanię Billa Clintona od indywidualnych darczyńców pochodziło właśnie od spo-
łeczności żydowskiej, zob. Uslaner, 2007, s. 307.
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Politycznie są oni grupą dużo bardziej wpływową, aktywną, a reprezen-
tująca ich organizacja CANF 9 wzorowana na żydowskim AIPAC (Haney 
i Vanderbush, 2005) jest uważana za jedną z najskuteczniejszych orga-
nizacji lobby etnicznego. Jeżeli już wspominamy o nastawieniu amery-
kańskich Kubańczyków do reżimu panującego na Kubie, to warto wska-
zać, że jest to jedna z podstawowych różnic pomiędzy lobby kubańskim 
i żydowskim w USA. Pierwsze lobbowało tradycyjnie rząd amerykański, 
aby prowadził politykę jak najbardziej wrogą w  stosunku do władz ich 
kraju ojczystego, stąd zabieganie chociażby o  embargo, natomiast dru-
gie, żydowskie, lobbuje, aby polityka amerykańska była jak najbardziej 
przychylna w stosunku do Izraela. Pisząc o potencjale lobby kubańskiego, 
należy wspomnieć, że obok aspektu organizacyjnego, silnej tożsamości, 
zamożności bardzo ważny jest też aspekt geograficznego rozmieszczenia 
populacji. W jeszcze większym stopniu niż w przypadku ludności żydow-
skiej mamy do czynienia z koncentracją – w tym przypadku głównie na 
Florydzie. Floryda jest uważana za jeden z najważniejszych stanów, jeśli 
chodzi o rozstrzygnięcia polityczne i to zarówno prezydenckie, jak i kon-
gresowe, i z tego powodu lobby kubańskie zyskuje na znaczeniu.
	 Bardzo ciekawym przykładem sprawnie działającego lobby etnicznego 
jest lobby ormiańskie. Społeczność ormiańska, w  zestawieniu z  innymi 
mniejszościami, jest małych rozmiarów. Różne źródła podają liczby od kil-
kuset tysięcy do miliona. Duża część tej społeczności zamieszkuje Kalifor-
nię, czyli kolejny kluczowy politycznie stan. Tym, co jednak stanowi szcze-
gólną siłę ormiańskiego lobby, jest po pierwsze, podobnie jak w przypadku 
społeczności żydowskiej, funkcjonowanie w  sferze publicznej wielu zna-
nych, wpływowych i  majętnych Amerykanów ormiańskiego pochodze-
nia, którzy są skłonni przekazywać duże sumy pieniędzy na poczet kam-
panii lobbingowych, oraz, po drugie, co jest na pewno wyróżnikiem lobby 
ormiańskiego, niezwykle sprawne i rozbudowane jak na tak niedużą spo-
łeczność struktury organizacyjne i silne powiązanie społeczności z organi-
zacjami (Gregg, 2002). Należy wspomnieć, że spośród wspomnianych lobby 
ormiańskie znajduje się w  najtrudniejszej, z  punktu widzenia osiągania 
rezultatów, sytuacji. Najważniejszymi kwestiami, w których lobbują orga-
nizacje ormiańskie, jest pomoc finansowa dla Armenii, formalne uznanie 
przez stronę amerykańską, że rzeź dokonana na Ormianach przez Turków 
w latach 1915–1923 roku była ludobójstwem, zabieganie, aby uniemożliwić 
Azerbejdżanowi przejęcie kontroli nad Górskim Karabachem, oraz ogólnie 
osłabienie relacji amerykańsko‑tureckich i amerykańsko‑azerskich. Podczas 
gdy pierwszy punkt nie wzbudza większych kontrowersji i nie występują 
siły opozycyjne, to w pozostałych przypadkach sytuacja wygląda inaczej. Po 

9	 Cuban American National Foundation. Organizacja powstała w 1981 roku.
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pierwsze, mamy do czynienia z lobby przeciwnymi, a więc tureckim i azer-
skim. W porównaniu z lobby ormiańskim są one jednak słabsze i gorzej zor-
ganizowane. Po drugie jednak, i to ma większe znaczenie, zarówno Turcja, 
jak i Azerbejdżan są istotnymi partnerami Stanów Zjednoczonych i mają 
strategicznie większe znaczenie niż Armenia. Oceniając więc efektywność 
ormiańskiego lobby i patrząc na jego ograniczone, ale jednak sukcesy, należy 
mieć również na uwadze powyższe.
	 Podsumowując ustalenia literatury przedmiotu odnośnie do czynni-
ków determinujących ewentualny sukces lobbingowy grup etnicznych 
(Smith, 2000; Haney i  Vanderbush, 1999; Paul i  Paul, 2009), można 
przedstawić kilka zmiennych. Po pierwsze, liczebność grupy etnicznej. 
Sama liczebność stanowi bazę do mobilizacji, a nie jest jeszcze gwarancją 
siły i pozycji. Pokazują to przykłady dużych liczebnie grup, jak Meksyka-
nie czy Amerykanie niemieckiego lub włoskiego pochodzenia. Po drugie, 
ważny jest geograficzny rozkład tej populacji. Zdecydowanie większe zna-
czenie będą miały organizacje reprezentujące grupy etniczne mieszkające 
w  skupiskach, a  nie rozproszone. W  przypadku koncentracji występuje 
potencjalnie największe przełożenie na rezultat wyborczy w poszczegól-
nych okręgach i  tym samym pojawiają się politycy, którzy w zamian za 
głosy będą skłonni zostać ich lobbingowymi sprzymierzeńcami. Po trze-
cie, istotny jest odpowiedni stopień asymilacji grupy w  ramach społe-
czeństwa amerykańskiego. W  idealnym przypadku grupa powinna być 
na tyle zasymilowana, aby móc osiągać sukcesy – jej przedstawiciele będą 
wpływowymi jednostkami w amerykańskim życiu publicznym, politycz-
nym i gospodarczym, a z drugiej strony proces asymilacji nie może być 
zbyt daleko posunięty, aby tożsamość etniczna była na równi, a być może 
nawet silniejsza niż tożsamość amerykańska. Po czwarte, ważne jest, jak 
aktywni publicznie i społecznie są członkowie danej wspólnoty. Znacząca 
partycypacja w  wyborach, i  to zarówno bierna, jak i  czynna, uczestni-
ctwo w organizacjach różnego typu, widoczność medialna przedstawicieli 
danej wspólnoty etnicznej przekłada się na postrzeganie znaczenia tej 
grupy i konsekwentnie na pozycję reprezentujących ją organizacji lobbin-
gowych. Po piąte, co pokazują chociażby przykłady Żydów i Ormian, nie-
zmiernie istotny jest aspekt organizacyjny, a więc występowanie silnych, 
licznych organizacji etnicznych mogących zarówno prowadzić działal-
ność stricte lobbingową, jak również skutecznie mobilizujących człon-
ków danej grupy i  kształtujących ich opinie. Sprawnie funkcjonujące 
organizacje lobbingowe gwarantują również odpowiednią współpracę 
z innymi grupami interesu działającymi w różnych obszarach oraz two-
rzenie sojuszy, które są niezmiernie ważne z punktu widzenia osiągania 
rezultatów. Po szóste w końcu, będziemy mieli do czynienia z grupą czyn-
ników, które nie są bezpośrednio związane z  charakterystykami grupy, 
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ale z okolicznościami i  sytuacją zewnętrzną. Chodzi tu między innymi 
o sytuację w kraju pochodzenia i aktualne relacje tego kraju z USA, wystę-
powanie grup przeciwnych czy to o charakterze etnicznym, czy też grup 
z innych obszarów, a mających interesy rozbieżne z daną grupą etniczną, 
znaczące wydarzenia na świecie i w samym USA 10, sytuacja gospodarcza. 

Polonia amerykańska

Jeżeli chodzi o Polonię amerykańską, to od zawsze była to grupa zauwa-
żalna i  to zarówno ze względu na liczebność społeczności, jak również 
specyfikę i dostrzegalną odmienność. Amerykanie polskiego pochodzenia 
stanowią w Stanach Zjednoczonych jedną z najliczniejszych niehiszpań-
skojęzycznych grup etnicznych. Trudno dokładnie oszacować, ile osób 
polskiego pochodzenia mieszka w  USA, a  szacunki wahają się od kilku 
do nawet 25 milionów (Chadubski, 2011, s.  264). Wydaje się, że najbar-
dziej użyteczne są szacunki podawane na podstawie prowadzonego regu-
larnie spisu powszechnego, które opierają się na samoidentyfikacji. Wedle 
tych szacunków liczba Amerykanów polskiego pochodzenia wynosiła 
w  2021 roku 8  810  275 (https://data.census.gov/table/ACSDT5Y2021.
B04006?t=Ancestry). Stanowi to niecałe 3% populacji Stanów Zjednoczo-
nych. Należy jednak zwrócić uwagę na tendencję zniżkową zarówno w licz-
bach wymiernych, jak też procentowo. Najwięcej Amerykanów polskiego 
pochodzenia wykazano w spisie 2010 roku – ponad 9,5 miliona. Największy 
procent populacji USA Polonia stanowiła natomiast w 1990 roku, kiedy to 
jej liczebność szacowano na 9,3 miliona, ale zważając na to, że liczba ludno-
ści w USA wynosiła wtedy ok. 250 milionów, w porównaniu z obecnymi 330 
milionami, procentowo było to aż 3,7%. Liczniejsze są populacje Amery-
kanów niemieckiego, meksykańskiego, irlandzkiego i włoskiego pochodze-
nia, ale zważając na to, że oprócz Meksykanów pozostałe grupy są w bar-
dzo dużym stopniu zasymilowane, Polonia amerykańska była – w pewnym, 
choć mniejszym niż kiedyś stopniu – jest zauważalna. 
	 Stopień koncentracji czy też rozproszenia geograficznego Polo-
nii amerykańskiej jest obecnie średni w porównaniu z innymi grupami. 
Według tzw. indeksu Giniego Polonia jest bardziej skoncentrowana geo-
graficznie niż Amerykanie niemieckiego, irlandzkiego, greckiego czy wło-
skiego pochodzenia, ale mniej niż grupy żydowska, kubańska, meksy-
kańska i ormiańska. (Oświecimski, 2014, s. 266). Należy zwrócić uwagę, 
że Polonia jeszcze do końca lat 70. była w  znacznie większym stopniu 

10	 Tak chociażby sytuacja grup etnicznych związanych ze światem arabskim bardzo się pogor-
szyła, głównie wizerunkowo, po zamachach 11 września 2001 roku.
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skoncentrowana terytorialnie, a  stopniowe rozpraszanie się społeczno-
ści postępujące konsekwentnie od lat 80. wiązało się ze wzrostem statusu 
społecznego i wyprowadzaniem się wielu przedstawicieli Polonii z pol-
skich gett do lepszych dzielnic, głównie na przedmieściach dużych miast 
(Babiński, 2009, s. 341) bądź do nowych stanów, głównie południowych 
i zachodnich. Działo się to stosunkowo późno, szczególnie w porówna-
niu z  innymi „starymi” grupami imigranckimi. Gdy patrzymy na roz-
mieszczenie geograficzne Polonii amerykańskiej, to wyraźnie dostrzec 
można, że nie jest to rozkład równomierny i da się wyróżnić bardzo duże 
skupiska.

Zestawienia na podstawie spisu powszechnego 2023, dostępne na stronie https://world
populationreview.com/state-rankings/polish-population-by-state

Jeżeli chodzi o liczby wymierne, a nie procentowe jak w przypadku zesta-
wień powyższych, sytuacja przedstawia się nieznacznie inaczej.
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	 Jak widać z powyższych wykresów, najwięcej przedstawicieli Polonii 
amerykańskiej mieszka w stanach Nowy Jork, Illinois, Michigan i Pen-
sylwania. Procentowo najwięcej jest natomiast Amerykanów polskiego 
pochodzenia w  Wisconsin, Michigan, Connecticut, Illinois. Rozbież-
ność pomiędzy tymi dwoma zestawieniami wynika oczywiście z faktu, że 
ogólna populacja tych stanów zasadniczo się różni. 
	 Jeżeli chodzi z  kolei o  aglomeracje miejskie z  największą polonijną 
populacją, to na pierwszym miejscu znajduje się Chicago-Naperville-
-Ergin, gdzie mieszka około 860 tysięcy członków Polonii, co stanowi 9% 
ludności metropolii, Nowy Jork-Newark-Jersey City z prawie 800 tysią-
cami (3,9% ludności aglomeracji) oraz Detroit-Warren-Deaborn z ponad 
400 tysiącami (10,1% ludności aglomeracji) (Stecuła, 2022).
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	 Uzupełniając informacje demograficzne, warto również zwrócić 
uwagę, że spośród tych około 9 milionów Amerykanów przyznających się 
do polskiego pochodzenia tylko około 400 tysięcy urodziło się w Polsce, 
a 600 tysięcy posługuje się językiem polskim.
	 Polonia amerykańska pod względem statusu majątkowego, jak rów-
nież poziomu wykształcenia lokuje się kilkanaście punktów procento-
wych powyżej przeciętnej krajowej. Średni dochód gospodarstwa polonij-
nego wynosi ok. 82 tysiące dolarów 11 rocznie, podczas gdy średnia krajowa 
wynosi 69  tysięcy dolarów (Spis powszechny 2021, https://data.census.
gov/all?q=Median%20Household%20Income%20by%20detailed%20
ancestry&t=-A0:Income%20and%20Poverty). 
	 Amerykanie pochodzenia polskiego są grupą zróżnicowaną. Wiąże 
się to poniekąd z  historią polskiej emigracji do Stanów Zjednoczonych 
i z czasem, kiedy imigranci przybyli do Ameryki. W największym skró-
cie można wymienić trzy główne fale migracji polskiej do USA. Jak 
podaje Babiński, są to imigracja przed I wojną światową, zwana zarob-
kową, druga w okresie 1939–1952, zwana wojenną, oraz trzecia z lat 80. 
XX  wieku, zwana solidarnościową (Babiński, 2009, s. 331). Przedstawi-
ciele tych trzech grup, co w znacznej mierze dotyczyło również ich potom-
ków, różnili się od siebie znacznie, jeśli chodzi o  status ekonomiczny, 
wykształcenie oraz przede wszystkim podejście do spraw polskich, czyli 
kraju ojczystego. Pierwsza, największa liczebnie, fala migracji, miała cha-
rakter stricte zarobkowy, co istotne, wielu Polaków emigrujących do USA 
traktowało swoje wychodźstwo tymczasowo. Jak określa to Babiński, była 
to emigracja intencjonalnie powrotna (Babiński, 2009, s. 332). Przedsta-
wiciele tej fali migracji osiedlali się w dużych skupiskach migracyjnych, 
które przybierały charakter gett, pracowali głównie jako robotnicy, gdyż 
zazwyczaj nie posiadali wykształcenia, które pozwalałoby im podejmo-
wać prace wymagające wyższych kwalifikacji. Perspektywa tymczasowo-
ści powodowała, że rzadko myśleli o awansie społecznym i wykształceniu. 
W  swych skupiskach budowali struktury, które pozwalały im utrzymy-
wać i  podbudowywać tożsamość (Bukowczyk, 2008, s. 35). Największą 
rolę w tym zakresie odgrywały polskie parafie, wokół których koncentro-
wało się życie Polonii amerykańskiej, organizacje polonijne różnego typu, 
w tym najbardziej znaczące organizacje o charakterze samopomocowym 
oraz polska prasa. Jak już wspomniano wcześniej, funkcjonowanie w tych 
w miarę zamkniętych lokalnych społecznościach trwało dosyć długo nawet 
pomimo stopniowego podnoszenia się statusu społecznego, materialnego 
i edukacyjnego kolejnych pokoleń migrantów. Druga fala migracji – około 
200 tysięcy osób – pojawiła się w okresie II wojny światowej i tuż po niej. 

11	 Prawie tyle samo co w przypadku społeczności żydowskiej.
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Były to osoby, które albo nie chciały, albo nie mogły wracać do Polski rzą-
dzonej przez komunistów. Grupa ta była dużo bardziej zróżnicowana niż 
wcześniejsza. Część osób wpasowywała się w  istniejące struktury i  sku-
piska polonijne, lecz część zaczęła osiedlać się w  innych, niepolonij-
nych lokalizacjach. Trzecia fala migracji obejmowała osoby opuszczające 
Polskę po wprowadzenia stanu wojennego i  zdławieniu „Solidarności”. 
Przedstawiciele tej fali wyróżniali się znacząco na tle poprzednich grup. 
Były to osoby zazwyczaj lepiej wykształcone, w sporej mierze przedstawi-
ciele inteligencji, aktywne społecznie i politycznie. Jak pisze Chadubski, 
w latach 80. doszło do swoistego zderzenia się „starej” i „nowej” społecz-
ności polonijnej. 

Nowa emigracja łatwiej adaptowała się i  integrowała; zwykle posiadała 
zadowalające przygotowanie do podjęcia pracy zawodowej. Społeczność 
ta „przywiozła też ze sobą potrzebę aktywności organizacyjnej”  (…). 
Liderzy „starego” życia polonijnego odnieśli się niechętnie do pozyski-
wania do swych organizacji nowych członków, pochodzących z nowej fali 
wychodźczej  (…). Nowi emigranci zaczęli tworzyć alternatywne struk-
tury, grupujące głównie przedstawicieli swej fali wychodźczej. Struktury 
te okazywały się nietrwałe (Chadubski, 2011, s. 266).

	 W tamtym okresie dało się dostrzec rozbieżność pomiędzy starą i nową 
Polonią co do tego, czym powinny być organizacje polonijne. W  przy-
padku starej Polonii, co widoczne było w  funkcjonowaniu organizacji 
mających najdłuższą tradycję, organizacje miały na celu podtrzymywać 
tożsamość, kulturę oraz pielęgnować historię. W wizji liderów nowej emi-
gracji organizacje miały służyć zmienianiu rzeczywistości i wpływaniu na 
nią. Nie udało się jednak zbudować organizacji nowego typu, które byłyby 
w stanie osiągnąć pozycję albo popularność porównywalną do organiza-
cji powstałych w XIX czy pierwszej połowie XX wieku. Pozycja tamtych 
organizacji wynikała z faktu, że w momencie, kiedy powstawały i rozwi-
jały się, odpowiadały realnie na podstawowe potrzeby milionów imigran-
tów czujących się w nowym kraju niepewnie i obco. Były to więc organiza-
cje pomagające Polonii ekonomicznie oraz organizacje, które umożliwiały 
podtrzymywanie kultury, w  znacznej mierze związanej z  wiarą katoli-
cką. Organizacje te stopniowo, w miarę jak następował proces asymila-
cji Polonii w ramach społeczeństwa amerykańskiego, traciły na znaczeniu 
i w zasadzie począwszy od lat 70. mieliśmy do czynienia już nie z roz-
wojem, ale ze stopniowym zwijaniem się tych organizacji, z nielicznymi 
wyjątkami. 
	 Pisząc o  życiu organizacyjnym Polonii amerykańskiej, na pewno 
na pierwszy plan, ze względu na historyczne znaczenie, wysuwają się 
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organizacje powstałe jeszcze w XIX wieku. Największą z nich jest Zwią-
zek Narodowy Polski (Polish National Alliance). Jest to powstała w 1880 
roku organizacja o  charakterze samopomocowym, ubezpieczeniowym, 
która przez lata funkcjonowania stworzyła rozbudowane struktury i swoje 
własne wpływowe media, jak choćby Dziennik Związkowy (Kiper, 2018). 
Związek Narodowy Polski liczy obecnie, według podawanych przez sie-
bie danych, około 230 tysięcy członków (https://pna-znp.org/about-us/
values-and-history/). Drugą historycznie istotną organizacją polonijną, 
która przez długi czas pozostawała w stanie rywalizacji z ZNP, jest Zjed-
noczenie Polskie Rzymsko-Katolickie w Ameryce (Polish Roman Catholic 
Union of America) (Babiński, 2009, s. 334). Organizacja powstała w 1873 
roku i również miała charakter organizacji samopomocowej i ubezpiecze-
niowej (https://www.prcua.org/history/). Obecnie liczy około 50 tysięcy 
członków. Znacznie młodszą, ale mającą podobny charakter organizacją 
jest zakorzeniona w  Nowym Jorku, w  odróżnieniu od dwóch poprzed-
nich organizacji chicagowskich, Polish & Slavic Federal Credit Union 
(https://www.psfcu.com/about-us/history). Organizacja ta legitymuje się 
ponad 100-tysięcznym członkostwem. Liczne członkostwo powyższych 
organizacji jest pochodną ich specyfiki. Większość osób zostaje członkami 
nie ze względu na przekonania, ale w oczekiwaniu na konkretne korzy-
ści materialne. Nie są to więc typowe organizacje lobbingowe, co oczywi-
ste staje się po odwiedzeniu ich stron internetowych 12, ale przy zaistnie-
niu odpowiednich okoliczności mogą mieć potencjał, aby takimi się stać. 
Oprócz organizacji o charakterze ubezpieczeniowym i samopomocowym, 
wśród których były również organizacje kobiece, powstało na przestrzeni 
150‑letniej historii polskiej migracji do USA wiele organizacji mających 
na celu podtrzymywać tożsamość i kulturę kraju pochodzenia (zob. wię-
cej Dmuchała, 2019). Ciekawym przykładem jest Związek Klubów Pol-
skich  – organizacja patronacka zrzeszająca mniejsze kluby reprezentu-
jące emigrantów bądź ich potomków z konkretnych ziem polskich (jak 
na przykład Klub Przyjaciół Ziemi Ropczyckiej). Organizacja ta skupia 
się na organizacji wydarzeń mających związek z tożsamością narodową, 
wśród których można wymienić chociażby słynną Paradę Dnia Konsty-
tucji 3 Maja z towarzyszącym tym obchodom medialnym wydarzeniem, 
jakim są wybory Królowej Parady. Przykładem organizacji, która na tle 
innych wydaje się cały czas rozwijać, jest Związek Podhalan w Północ-
nej Ameryce, zrzeszający, podobnie jak w  wypadku Związku Klubów 
Polskich, koła regionalne. ZPPA organizuje regularnie imprezy, pik-
niki oraz wydarzenia kulturalne związane z utrwalaniem i propagowa-
niem folkloru i  sztuki z  regionu Podhala. Tym, co szczególnie zwraca 

12	 https://www.prcua.org; https://pna-znp.org; https://www.psfcu.com
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uwagę w przypadku tej organizacji, jest fakt, że pomimo prawie stulet-
niej historii odnotowuje ciągły napływ członków z młodych pokoleń. Jest 
to prawdopodobnie wynik bardzo intensywnie podtrzymywanej tożsamo-
ści wśród najmłodszych członków podhalańskiej Polonii (liczne zespoły 
śpiewu i  tańca chociażby), jak i  tego, że podhalańska migracja do USA 
trwa w miarę regularnie, podczas gdy migracja z innych regionów Polski 
po 2004 roku bardzo znacząco wyhamowała. Oprócz organizacji tradycyj-
nego typu, których obok wymienionych powyżej jest w USA wiele dziesią-
tek, należy zwrócić uwagę na organizacje nowego typu, których dobrym 
przykładem jest Polish American Chamber of Commerce. Ta zakorze-
niona w  Chicago, sprawnie działająca organizacja ma na celu ułatwie-
nie kontaktów biznesowych, wymianę informacji i wspieranie biznesów 
osób polskiego pochodzenia. Organizacja ta w znacznym stopniu grupuje 
osoby z młodszego pokolenia Polonii.
	 Oprócz organizacji polonijnych o różnym charakterze – kulturalnym, 
ubezpieczeniowym, edukacyjnym, biznesowym – istnieją również orga-
nizacje o charakterze politycznym, które można określić mianem organi-
zacji lobbingowych. Najbardziej znaną z nich jest założony w 1944 Kon-
gres Polonii Amerykańskiej (Polish American Congress) (Wojdon, 2016; 
Pienkos, 2009). Organizacja powstała w celu zabiegania o  interesy Pol-
ski i Polonii amerykańskiej i od początku działa jako organizacja patro-
nacka zrzeszająca obok członków indywidualnych również największe 
polonijne organizacje, w  tym Związek Narodowy Polski, którego prze-
wodniczący jest tradycyjnie również przewodniczącym Kongresu Polo-
nii Amerykańskiej (KPA). KPA obok struktur na poziomie federalnym 
działa również, opierając się na posiadających bardzo dużą autonomię 
i dużo bardziej aktywnych strukturach stanowych, które lobbują w spra-
wach o  charakterze bardziej lokalnym. Statutowo działalność KPA, jak 
również oddziałów lokalnych, koncentruje się na działaniu dwukierun-
kowym. Po pierwsze, sprawy polskie, a więc działanie na rzecz pomocy 
Polsce, co historycznie przejawiało się chociażby przez zabieganie o pro-
wadzenie zdecydowanej polityki wobec rządów komunistycznych w pee-
relowskiej Polsce (z  wyłączeniem narzędzia sankcji, które uderzałyby 
w obywateli w Polsce), o udzielanie pomocy ekonomicznej dla Polski po 
upadku komunizmu po 1989 roku, zabieganie o włączenie Polski w struk-
tury NATO, zniesienie wiz dla obywateli polskich. Drugim komponen-
tem działalności KPA była próba oddziaływania na polepszenie sytuacji 
Polonii żyjącej w USA, ze szczególnym naciskiem na kwestie wizerun-
kowe i  edukacyjne. Dobrym przykładem jest tu chociażby skuteczna 
walka Polonii przeciw zamiarom władz miasta Jersey City dotyczących 
przesunięcia w inne miejsce memoriału katyńskiego (zob. więcej: https://
time.com/5912853/katyn-monument/).
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	 Ogólnie w USA istnieje ciągle znacząca liczba organizacji polonijnych 
działających w różnych obszarach. Należy jednak zwrócić uwagę na ten-
dencję zniżkową. Członkostwo w organizacjach polonijnych, które szczyt 
osiągało w połowie XX wieku, stopniowo spada. Jest to częściowo konse-
kwencją asymilacji, a częściowo na pewno niedostosowywania się struktur 
organizacyjnych do zmieniających się realiów. Wiele z organizacji, atrak-
cyjnych dla starszego pokolenia, nie było już atrakcyjnymi dla ich dzieci 
i wnuków.

Podsumowanie i wnioski

Patrząc na Polonię amerykańską pod kątem potencjału do bycia realną siłą 
lobbingową, ocena nie może być jednoznaczna. W świetle literatury doty-
czącej oddziaływania grup interesu, jak też bardziej specyficznie etnicz-
nych grup interesu, można uznać, że Polonia amerykańska może posiadać 
potencjał do stania się skuteczną siłą lobbingową. Z drugiej jednak strony, 
w obecnej sytuacji, nie jest ona postrzegana jako skuteczne i zauważalne 
lobby. Rozmiar grupy społecznej, na której lobby to może bazować, jest 
imponujący, gdyż prawie 9 milionów osób deklarujących polskie pocho-
dzenie to nawet w  skali amerykańskiej dużo. Dodatkowo stopień kon-
centracji Polonii w kilku stanach sprawia, że jest to grupa dostrzegalna 
przez polityków. Reprezentanci wybierani z  okręgów zlokalizowanych 
w  tych stanach muszą się liczyć ze zdaniem Polonii i  w  rzeczywistości 
kilku kongresmanów jest uznawanych za przyjaznych polonijnym inte-
resom. Należy jednak podkreślić, że czymś, co Polonii amerykańskiej 
nie wychodzi dobrze, i  jest to powszechnie obowiązująca opinia wśród 
samych przedstawicieli Polonii, jest wybieranie polityków o  korzeniach 
polskich, a nie tylko przyjaznych sprawom polskim. Nawet na poziomie 
lokalnym, chociażby w bardzo polskim Chicago, próżno szukać przykła-
dów prominentnych polityków polskiego pochodzenia. Rozważając kwe-
stię rozmiaru społeczności polonijnej, należy zwrócić uwagę na fakt, że 
z powodu tego, iż największa fala migracji nastąpiła ponad sto lat temu, 
bardzo duża część osób o polskich korzeniach jest w znacznym stopniu 
zasymilowana i nie zna nawet języka polskiego. Jest to znacząca różnica 
w zestawieniu chociażby z mniejszością kubańską, meksykańską, ormiań-
ską czy indyjską. Fakt, że ogólnie w USA istnieje od dłuższego już czasu 
swoista „moda” na poszukiwanie swoich korzeni i zagłębianie się kulturę 
przodków, powoduje, że przy odpowiednim działaniu i zachęcaniu doko-
nanym przez sprawnie działające organizacje polonijne możliwe stałoby 
się zintensyfikowanie tożsamości. Jeżeli chodzi natomiast o organizacje 
polonijne, właśnie tu sytuacja jest problematyczna. Z jednej strony istnieje 
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ich sporo i  obejmują wiele dziedzin życia. Z  drugiej strony wyraźnie 
dostrzec można tendencję spadkową, jeśli chodzi o uczestnictwo w tych 
organizacjach i, co się z  tym wiąże, pewne starzenie się tych organiza-
cji. Powstają oczywiście organizacje adresowane do młodszych pokoleń, 
jak chociażby studentów polskiego pochodzenia czy tzw. young professio-
nals, lecz niewiele z nich jest na tyle trwałych, aby wyrobić sobie szeroką 
rozpoznawalność. Funkcjonują ciągle organizacje mające swoje korzenie 
jeszcze w XIX wieku, które tradycyjnie były znaczącym elementem życia 
polonijnego, lecz pomimo dużej liczby członków, jak w przypadku wspo-
mnianych organizacji zawierających komponent ubezpieczeniowy, nie są 
one organizacjami charakteryzującymi się intensywną identyfikacją. Ist-
nieją wyjątki, jak chociażby przywoływany już ZPPA. Pewnym ograni-
czeniem organizacji starego typu jest, co można zaobserwować, analizu-
jąc prowadzone przez nie strony internetowe i  konta społecznościowe, 
nie do końca optymalne wykorzystanie nowych mediów do komunikacji 
z młodszym pokoleniem. Szersze i przede wszystkim bardziej intensywne 
włączenie się Polonii amerykańskiej w  życie organizacyjne wydaje się 
kluczem do budowania skutecznego lobby. Charakterystyki socjoekono-
miczne Polonii, jak choćby dochody czy wykształcenie jej przedstawicieli, 
pozwalałyby na skuteczne oddziaływanie, choć jeżeli chodzi o chociażby 
o aspekt finansowy, tendencje do bycia darczyńcami na rzecz organizacji 
czy kampanii wyborczych są mniej zauważalne niż w przypadku innych 
społeczności o podobnych średnich dochodach jak żydowskiej czy kubań-
skiej. Zmienić to mogłaby odpowiednia polityka informacyjno‑perswa-
zyjna organizacji. 
	 Na koniec warto zwrócić uwagę na jeszcze jeden bardzo istotny fakt, 
który w potocznym dyskursie, krytykującym zazwyczaj brak skuteczności 
polskiego lobby, jest pomijany. To, że nie odnotowuje się aktywności tego 
lobby, nie oznacza, że nie jest ono skuteczne. W przypadku grup lobby-
stycznych bardzo istotnym determinantem ich działania, który przekłada 
się również na ich zdolności do mobilizowania bazy członkowskiej, jest 
istnienie wyrazistych interesów i  spraw, w których można by lobbować. 
Dobre relacje Polski z USA, dobra ogólna sytuacja Polski, brak zagrożeń 
i znaczących problemów oraz wyzwań, przynajmniej w oczach zewnętrz-
nego obserwatora, jakim jest przeciętny Amerykanin polskiego pochodze-
nia, sprawiają, że motywacja do zabiegania o sprawy polskie jest ograni-
czona. Szczególnie dobrze tę tendencję widać, gdy spojrzymy na ostatni 
ze wspomnianych komponentów, a mianowicie kwestię zagrożeń. W 2022 
roku mieliśmy do czynienia z bardzo znaczącym ożywieniem się struktur 
polonijnych i aktywizmu Polonii. Miało to bezpośredni związek z poja-
wieniem się jasno zdefiniowanego zagrożenia dla Polski, jakim była inwa-
zja rosyjska na Ukrainę. W pewnym sensie z podobną sytuacją mieliśmy 
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do czynienia w latach 90. XX wieku, gdy co prawda nie występowało kon-
kretne zagrożenie, ale pojawiła się jasno zdefiniowana i wyrazista szansa, 
a mianowicie perspektywa polskiego członkostwa w NATO. W tamtym 
okresie odnotowano bardzo silną i  wyrazistą oraz, co warto zaznaczyć, 
dosyć dobrze zorganizowaną aktywność Polonii amerykańskiej lobbu-
jącej amerykańskie władze (Goldgeier, 1999). Pojawienie się wyrazi-
stych, zarówno pozytywnych, jak i  negatywnych, motywatorów wpływa 
na aktywność grup lobbingowych. W  tym kontekście należy patrzeć na 
potencjalną siłę lobbingową Polonii. Oczywiście niezbędnym kompo-
nentem, co pokazują przykłady najskuteczniejszych grup etnicznych, jest 
posiadanie odpowiednich, na co dzień dobrze funkcjonujących, struktur 
organizacyjnych, które po pierwsze, potrafią odpowiednio szybko zmo-
bilizować członków społeczności, a  po drugie, są w  stanie kształtować 
opinie społeczności etnicznej, aby jej członkowie postrzegali określone 
sprawy jako ważne i wymagające mobilizacji oraz działania. W tym zakre-
sie wydaje się, że organizacje polonijne mają jeszcze miejsce do rozwoju 
i optymalizacji. 
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tice of archeology in Poland at the time, differentiating it from Western 
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Europe. For while the various strands of archaeological interest developed 
in Poland in roughly the same manner and in contact with other countries 
(see e.g. Abramowicz, 1974) – in the case of Mediterranean archeology it 
was often somewhat in opposition thereto. Let us assume here, of course, 
in a great simplification, that interests in the ancient “national” past have 
everywhere had a key theme of discovering (confirming) identity, histori-
cal continuity, and especially in the 19th century, they were sometimes an 
instrument of political‑nationalist identification (Trigger, 1994; Trigger, 
2006; Díaz‑Andreu, 2007), while Mediterranean archeology (the study of 
the material heritage of ancient civilizations: Greece, Rome, and Mesopo-
tamia, Egypt, etc.) was seen much more as a synthesis of “unbiased” sci-
entific work of collecting and study, aesthetic reflection on classical and 
oriental antiquity, moreover, with an aspect of passionate discovery and 
travel‑detective, exotic adventure. Naturally, it was most desirable to dis-
cover, study and display spectacular and materially valuable objects in pri-
vate or public collections.
	 The history of Polish archeology in the broadest sense (not only in 
the meaning of the development of the scientific discipline, but also the 
collection of ancient artifacts: cf. Wrońska‑Kowalska, 1999) was dealt 
with by many authors; among others, Stanisław Jan Gąsiorowski, but 
above all, Andrzej Abramowicz (Abramowicz, 1983; 1987; 1992), Jerzy 
Gąssowski (Gąssowski, 1981) and Adrianna Szczerba (Szczerba, 2018). 
We should also mention the former historical and geographical conditions 
of the Polish‑Lithuanian Commonwealth: scientists from Lithuania and 
Ukraine, for example, Sarunas Milisauskas, Aldona Snitkuvienė, Sandra 
Veprauskienė or Mykola Tarasenko.
	 Archeology derived from collecting and antiquarianism, with a  strong 
aspect of art history, anthropology, as well as sub‑disciplines that are today 
included in the auxiliary sciences of history (numismatics, sphragistics), 
linked, moreover, to geology, mineralogy and paleontology, and, on the other 
hand, to philology, existed practically from the beginning of modern science, 
although rather as curiosities. Earlier definitions of archeology, especially 
classical archeology – albeit the ancient East was also seen as part of the 
ancient world, additionally with a strong biblical context – indicated its place 
essentially among the sciences of antiquity (Germ.: Altertumswissenschaft). 
Although we can point to various manifestations of interest in the remains of 
ancient material culture even as far back as antiquity (Thucydides), until the 
first decades of the 19th century, discoveries were generally incidental. It was 
even sometimes thought that small artifacts found in the ground: vessels or 
flint tools were of natural origin (sic!). This, for example, was firmly asserted 
by 15th century Polish chronicler Jan Długosz (Longinus in Latin): Joan-
nis Dlugossii Annales seu Cronicae incliti Regni Poloniae, Lib. I, modern ed.; 
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Warsaw 1964, p. 116) followed by Sebastian Münster, Cosmographia univer-
sale (Colonia 1575, lib. IV, p. 954).
	 Here I  shall mention additionally that already in the 16th century 
a  large Egyptological collection almost reached the Polish‑Lithuanian 
Commonwealth, as the wealthy aristocrat Mikołaj Krzysztof Radziwiłł 
(Lithuanian: Mikalojus Radvila Našlaitėlis) nicknamed “the Orphan”, 
during his travel (pilgrimage) to the Holy Land and Egypt (1582–1584), 
collected several chests of ancient Egyptian antiquities (Schneider, 1990) 
and planned to exhibit them. Unfortunately, the collection was lost during 
the return voyage across the Mediterranean. Also before the 19th century, 
Greek and Roman artifacts (statues, vases) were collected, but also small 
Egyptian relics; here, for example, the aristocratic Potocki family stood out 
(Dobrowolski, 2007; Majewska, 2015).
	 It is often believed that in a  pan‑European perspective, two impor-
tant impulses leading to the separation of archeology from the various 
other strands of historical inquiry were the discovery of Herculaneum 
and Pompeii (in 1748) and the publication of Johann Joachim Winckel-
mann’s work, Geschichte der Kunst des Alterthums, Dresden 1764. Inter-
estingly, the Polish translation, or rather author’s alteration, was made 
by Stanisław Kostka Potocki: O sztuce u dawnych czyli Winkelman Polski 
[On the Art of the Ancients, or Polish Winckelmann], Warsaw 1815, which 
he supplemented with his own musings about ancient Egypt, no doubt 
inspired by the huge wave of European interest in the country after Napo-
leon Bonaparte’s expedition (1798–1801).
	 “Domestic antiquities” did not arouse much interest in Poland until 
the late 18th century. Of course, it should be recalled here that the territory 
of the Polish‑Lithuanian Commonwealth lay outside the Limes Imperii 
Romani, hence local excavations did not yield spectacular results. A pecu-
liar appreciation of the former heritage of these areas was made by Johann 
Gottfried von Herder in his Ideen zur Philosophie der Geschichte der Men-
schheit (Riga–Leipzig 1784–1791, particularly IV.16.4: Slawische Völker: 
see e.g. Szczerba, 2018, pp. 356–357). At the end of the 18th century, ambi-
tious ideas for managing the legacy of “national antiquity” were born, 
and philosopher and historian Michał Mniszech planned to establish the 
Musaeum Polonicum. His article, Myśli względem założenia Musaeum 
Polonicum [Thoughts on establishing the Musaeum Polonicum], was 
published in 1775 by the Zabawy Przyjemne i Pożyteczne (‘Pleasant and 
Positive Activities’, vol. 11/2, pp. 211–226; Powidzki 1955) magazine. The 
collection was intended to be a  kind of library, image collection, docu-
ment archive, and at the same time a display of various artifacts of natu-
ral history, numismatics and “domestic antiquitates”. Back in the days of 
the first partition of the Commonwealth in the 1770s, concerns about the 
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endurance of identity (the Polish‑Lithuanian Commonwealth ceased to 
exist as a European political entity in the 19th century) were conducive 
to stimulating interest directed toward “national antiquities”. Probably 
the first verbalization of the clear opposition of the how domestic arche-
ology was perceived against Mediterranean archaeology were the words 
noted down by the Polish historian and poet, Julian Ursyn Niemcewicz, 
who stated in his Podróże historyczne po ziemiach polskich między rokiem 
1811 a 1828 odbytych [Historical Travels in Poland between 1811 and 1828], 
printed in Paris‑Petersburg 1858, pp. 125–126): “We snoop around the Ital-
ian countryside, and we trample the less beautiful, but more concerning to 
us antiquities of Poland ...”. This dichotomy would take on a special, one 
might even say emotional, character in the Polish nineteenth‑century real-
ity, resulting in much less interest in, and sometimes even disregard for, the 
research area of Mediterranean archeology, so rapidly developing in West-
ern Europe at the time.
	 Another important date for Polish “romantic archeology” was 1818 
and the publication of Zorian Dołęga Chodakowski’s (Adam Czarnocki’s) 
O  Słowiańszczyźnie przed chrześcijaństwem [About Slavic People before 
Christianity]. In the “national antiquities” there was a search for evidence 
of the richness of ancient Slavic culture as a source of national identity, an 
attempt to find traces of a complex, colorful mythology, sophisticated art, 
even literature, the remnants of which were not only folk songs (the ethno-
graphic theme), but also “runic inscriptions” (Boroń, 2012). A major event 
was the discovery of a  stone statue of the “proto‑Slavic deity Svantevit” 
(1848) and its exhibition in Krakow (1851). The statue most likely dates 
back to the 11th century, although its authenticity is sometimes questioned 
(Komar and Chamajko, 2013; Łuczyński, 2015). At the same time, the 
scope of “antiquity” (archeology) included objects of historical or senti-
mental value from much less distant times: mementos of Polish rulers, dis-
tinguished persons, etc.
	 The first decades of the 19th century, however, showed promise in terms 
of the possibility of a harmonious development of domestic and Mediter-
ranean archeology. Here one should point to Vilnius University, where 
classical and oriental studies were intensively pursued. It is interesting 
to note the work by an astronomer of this university, Marcin Poczobutt
‑Odlanicki, O dawności Zodyaka Egiptskiego w Denderah (Tintyris)[On the 
Antiquity of the Egyptian Zodyak in Denderah (Tintyris)], published simul-
taneously in French: Essais sur l’époque de l’antiquité du zodiaque de Den-
derah, Vilna 1803, where he discussed Louvre’s artifact inv. D 38 which 
might have been one of the first egyptological paper in Europe. Vilnius his-
torian Joachim Lelewel (Baár, 2010, pp. 19–24) considering the methodo
logy of historical research (1820s) introduced an unambiguously separate 
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“archeology” into the history researcher’s toolbox, differentiating but also 
pointing out the similarities of the concepts of antiquitates and archeology: 
“and although different writers have interchanged these terms: some have 
called it archaeologia, which others have called antiquitates, the sciences of 
one should be diligently distinguished from the other”, he wrote in 1826 
in a treatise O historii, jej rozgałęzieniu i naukach związek z nią mających 
[About history, its branches, and the sciences related to it], Lelewel 1964, pp. 
434–435). At the same time, he stressed that the value of an archaeological 
artifact should not be equated with its aesthetic value, admitting that “arti-
facts, i.e. Egyptian, Greek, Roman antiquities, have this higher advantage 
above other arts, happen to be almost exclusive to archeology.” Interest-
ingly, Lelewel advocated a separate department of auxiliary sciences of his-
tory (at the same time of philology) dedicated to the study of ancient Egypt 
and calling it “hieroglyphica”. Thus, it would probably be a pioneer sep-
arate academic discipline in the world: Egyptology! Another important 
Vilnius event was a three‑year research trip undertaken by Lelewel’s dis-
ciple, Józef Julian Sękowski, to Middle Eastern countries, including Egypt 
(1819–1821). The trip was meant to be a kind of scholarship, promoting 
an exceptionally talented young man, and preparing him to head the uni-
versity chair in Vilnius. At the age of thirty, however, Sękowski consciously 
shunned Polishness and chose a career in Russian science and culture.
	 In the first half of the 19th century, museums and scientific associations 
specifically dedicated to archeology were established in Poland, but almost 
exclusively domestic, and sporadic with the first specialized periodicals 
(see e.g. Zinkow, 2010). As early as 1823, the Musaeum Lubomirscianum 
with a large archaeological exhibition was founded in Lviv, and in Krakow 
in 1848 the Archaeological Branch was established by the Krakow Sci-
entific Society, which had existed since 1816 (Rederowa, 1998), and soon 
(1850) a public museum was established, collecting and displaying exhib-
its from excavations in the vicinity of Krakow – including, for example, 
a collection of Roman coins. The exhibition was soon visited by an unusu-
ally large number of interested parties for the time: more than 16,000 peo-
ple. In the early second half of the 19th century Krakow became the most 
vibrant center for archaeological research. Founded in 1841, the schol-
arly journal Biblioteka Warszawska [The Warsaw Library] published nearly 
150 dissertations related to archeology in the broadest sense by the end 
of the 19th century (Wrońska, 1989, pp. 108–109, Zinkow, 2010), mostly 
domestic, discussing both various accidental finds and planned studies 
of archaeological sites. However, it is worth mentioning that articles and 
notes commenting on the progress of Mediterranean archeology were also 
published. The institutionalization and professionalization of research 
progressed (Baár, 2010, 75 ff.). The first university chair of archeology in 
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Poland was established under the direction of Józef Łepkowski at the Jagi-
ellonian University in 1867. Also in Krakow, Izydor Kopernicki issued the 
magazine Zbiór Wiadomości do Antropologii Krajowej [Collection of News 
for National Anthropology]. The magazine reliably reported on various sci-
entific archaeological expeditions and the results of these studies regularly 
enriched the Archaeological Museum’s collection. In addition, Kopernicki 
was the founder of the Department of Anthropology at Jagiellonian Uni-
versity (from 1886), which preceded the establishment of the Department 
of Classical Archeology (1897). Warsaw’s scientific activity, on the other 
hand, in view of the limited possibility of developing academic life and sci-
entific societies, was centered around periodicals (Wrońska, 1989, p. 7) and 
private collecting (Kowalczyk, 1981).
	 In the following decades of the 19th century, the demarcation of inter-
ests directed toward ancient civilizations (Greece, Rome, also the ancient 
East) and toward “domestic” or more broadly “Slavic” archeology became 
increasingly clear. Encyklopedia Powszechna S.  Orgelbranda [S.  Orgel-
brand’s Universal Encyclopedia] (see also Wrońska, 1989) provides sepa-
rate entries for Archeology, Biblical archeology and Polish archeology (vol. 2, 
1860, pp. 85–90; c.f. Wrońska‑Kowalska, 1999). However, attempts have 
been made to bridge gaps between these areas. Already during the Renais-
sance, it was realized that even though the area of Poland was outside 
the Roman Empire in ancient history, Roman artifacts, mainly coins, 
could also be found in our country. Accidental finds, moreover, forger-
ies or so‑called sham finds, were sometimes overinterpreted, becoming 
a  source of sophistic theories, even suggesting deep interdependence of 
ancient Slavs or Balts and ancient Mediterranean cultures (Kolendo, 1980; 
Nowakowski, 2005). Such an apparent find, for example, were Egyptian 
figurines, undoubtedly authentic, “discovered” in 1852 in the Lithuanian 
town of Szweksznie/Švėkšna, by amateur archeology enthusiast Adam 
Plater. His contemporaries (Teodor Narbutt, Adam Honory Kirkor, Józef 
Ignacy Kraszewski) were inclined to describe these artifacts as unequivo-
cal “archeological” evidence of contacts with the ancient Egyptians (the 
intermediation of the Phoenicians was also speculated). In all likelihood, 
the figurines were objects dropped off at the research site by Stefan Plater, 
the father of the young archeology enthusiast (probably purchased in 
advance at some European antique store), who wanted to fuel his son’s 
passion for research (Śliwa, 1994).
	 In Egypt itself, Aleksander Branicki, Adam Potocki, Michał Tysz-
kiewicz (many spectacular relics from his collection are held, for exam-
ple, by the Musée du Louvre) and Mikolaj Wisłocki, among others, con-
ducted excavation research in Egypt, amassing larger or smaller collections 
(Śliwa, 2021). Michał Tyszkiewicz (Lithuanian: Tiškevičius; see his Notes 
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et souvenirs d’un vieux collectionneur, Paris 1898), one of the most impor-
tant European collectors of the time, however, did not choose to deposit 
his vast and priceless collection of classical and Egyptian antiquities at 
his family estate Birże/Biržai or in Vilnius. Perhaps his decision to sell 
the collection in Western Europe (Tyszkiewicz’s artifacts are nowadays, 
in addition to the Louvre, in museums in London, Rome, Berlin, Boston 
and Copenhagen, among others) was influenced by the fate of the Vil-
nius Museum of Antiquities, founded by his cousin, Eustachy Tyszkie-
wicz, also an archeology enthusiast, which was liquidated in 1865 after 
only a few years of operation and looted for the benefit of various scientific 
institutions in Russia (Ilgiewicz, 2005).
	 Another Polish collector of the 19th century, Prince Władysław Czarto-
ryski, amassed collections of Egyptian, Greek, Etrurian and Roman antiq-
uities. Particularly in Egypt, his trusted agent Stefan Maruszyński (or 
Marusieński) had extensive contacts in archaeological and antiquarian 
circles, and after all, in those days, with large financial resources, one could 
amass a  truly impressive collection (Gorzelany, 2015). However, when 
Czartoryski donated valuable Greek and Roman artifacts to the archae-
ological office of the Jagiellonian University in Krakow, the Rocznik dla 
Archeologów, Numizmatyków i Bibliografów Polskich [Yearbook for Polish 
Archaeologists, Numismatists and Bibliographers] commented on this gift 
as if with disappointment, as “a foreign collection ... to serve for compari-
sons” (Yearbook [...] for the year 1871, Kraków 1874, p. 235). A decade later 
(1883), another archeological collector; Konstanty Schmidt‑Ciążyński 
donated “... Egyptian excavations ... Babylonian, Assyrian gemstones 
and seals, Babylonian and Phoenician cylinders, Greek and Roman relief 
inscriptions, Egyptian, Greek, Etruscan amulets and scarabs ...” to Kra-
kow museums (J. Grzegorzewski, Rzeźba w klejnotach i Konstanty Szmidt 
(Ciążyński), założyciel pierwszej publicznej daktylioteki w Polsce, “Ateneum. 
Pismo Naukowe i Literackie” II/5, 1884, p. 339). A small part of the col-
lection was shown on public display only once, and then went into storage 
for a century.
	 Despite the imbalance in the development of domestic and Mediterra-
nean archeology, no doubt caused primarily by giving the former the rank 
of an important instrument of identity politics in the situation of Poland’s 
political non‑existence, it can be argued that sometimes the neglect of the 
development of Mediterranean archeology, so dynamically developing in 
Western Europe, was noticed. In a popular weekly magazine of the second 
half of the 19th and early 20th centuries, Wędrowiec [The Wanderer], it was 
commented with bitter irony on the little interest in the study of Mediter-
ranean antiquity in domestic science: 



Varia

700

perspektywy kultury /
perspectives on culture
No. 43 (4,2/2023) 

...were we going to bring forth from our bosom some Champollions, Nie-
buhrs, Grotes, Schliemanns, Rawlinsons, and the like in a grand style of 
enthusiasts who would rummage through graves and sip corpse air to 
exhale it later in immortal discoveries, read Egyptian hieroglyphs, Assy-
rian wedges, rebuild Mycenae, Troy, etc., and infect the state of knowledge 
with all this? (K. Kaszowski, Wędrowiec XL: 1902, 4, p. 63).

Epilogue

In 1905, a graduate of history of the Jagiellonian University in Krakow, 
Tadeusz Smoleński, traveled to Egypt, where he began his studies under 
the direction of the most prominent specialist of the time, Gaston Mas-
pero. He was soon entrusted with excavating his own archaeological sites 
(it should be added here that Smoleński was formally a citizen of the Aus-
tro‑Hungarian Empire, as Poland regained sovereignty only in 1918) and 
the prestigious position of secretary of the organizing committee of the 
International Congress of Archaeologists in Cairo in 1909. The Krakow 
university community saw prospects for developing Egyptological research 
in Poland at a European level in these endeavors. Sadly, Smoleński died in 
1909, at the age of just 25. In the interwar period between 1918 and 1939, 
the now independent Poland undertook (in cooperation with French sci-
entists) ambitious archaeological initiatives in the Middle East. However, 
as a result of World War II, Poland remained in the Soviet sphere of influ-
ence, behind the Iron Curtain. The irony of history is that in those days, 
especially in the 1940s–60s, the 19th century pattern was repeated in some 
aspects. “Domestic” archeology was promoted by the communist authori-
ties as an ideological propaganda tool, while Mediterranean archeology 
was seen as “bourgeois” and “capitalist” (Zinkow, 2018). The situation 
changed only after the 1960s, and archeology in Poland has been able to 
develop harmoniously in both areas.
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Politycznej, Wydawnictwo Uniwersytetu Łódzkiego, ss. 410

The book written by Bartosz Kaczorowski depicts Portuguese foreign 
policy in the period of World War II, silhouetted against the international 
situation and the ideological rudiments of the Estado Novo. The author 
presents the goals of Salazar’s policy and its methods in this period. This 
topic, as Kaczorowski shows, was almost unknown not only to Polish his-
toriography, but also did not find an objective and holistic approach nei-
ther in Portuguese publications nor in texts by other foreign scholars, even 
though some aspects of Portuguese foreign policy during World War  II 
have been studied comprehensively (the question of the Azores, rela-
tions with the Jewish population). That is why the author was supposed 
to conduct an extensive query in libraries and archives primarily abroad 
(the  archive of the Portuguese Foreign Office, other archives in Portu-
gal,  the US, Spain, Great Britain, France, Italy and Ireland). Thanks to 
this query was widened significantly the source material known by histo-
rians, and the author’s thorough and conscientious work is definitely com-
mendable. Another big advantage of the book is the presence of original 
quotes (mainly in English or Portuguese) in the notes, as they can help 
understand the text better. 
	 The book consists of an introduction, five chronologically arranged 
extensive chapters, a conclusion, a bibliography, a list of abbreviations and 
an index of names.
	 In the first chapter the author presents the Estado Novo before World 
War II, referring to key figures of this state and underlining the role and 
reasons of Portuguese involvement in Spanish Civil War. The author 
shows not only why Viriatos (Portuguese volunteers) decided to take part 
in this conflict, but also depicts fears about a  possible attack on Portu-
gal, which was an idea present among the radical phalangists’ circles in 
Spain. Seeing the collapse of Czechoslovakia definitely convinced Salazar 
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pp. 703–706. DOI: 10.35765/pk.202302.40
Submitted:  10 .07 .2023	 Accepted:  30 .09 .2023



Recenzje

704

perspektywy kultury /
perspectives on culture
No. 43 (4,2/2023) 

that the biggest threat for Portugal was the possibility of German invasion. 
Then, Kaczorowski shows a  difficult way that on 17th March 1939 led 
to the signing of the Portuguese-Spanish Treaty of Friendship and Non-
Aggression known also as the Iberian Pact, which was crucial in the for-
eign policy of both countries.
	 In the second chapter the author writes about Portuguese reactions to 
events occurring at the beginning of World War II. Salazar openly con-
demned German aggression and collaboration with the Soviet Union (the 
Molotov–Ribbentrop Pact), emphasizing the fact that German demands 
seemed to have a habit of mounting progressively and expressed his soli-
darity with the Polish nation, but also criticised Józef Beck’s intransigent 
policy, which in his opinion led to the internationalization of the conflict. 
Kaczorowski also shows the methods of German diplomats (especially 
Oswald von Hoyningen-Huene), who tried to defend the image of Berlin 
in the eyes of the Portuguese and to weaken the alliance with Great Britain. 
This chapter also presents Portuguese sympathy for Finland, which was 
attacked by the Soviet Union. Even though Portugal did not have a diplo-
mat in Helsinki, this country wanted to support Finland in the League of 
Nations and approved of Finnish resistance to Soviet aggression. Seeing 
the failure of efforts of the League of Nations, Portugal decided to send to 
Finland fruit and fish, which were in demand in Helsinki.
	 The third part of the book is about the period between May 1940 and 
June 1941, the most precarious period for Portugal because of the increas-
ing aggressiveness of German foreign policy in Western Europe. For exam-
ple, the chapter mentions the fact that in the beginning of the French cam-
paign the Portuguese government did not know about the poor condition 
of defenders’ army due to messages given by Armindo Monteiro – Por-
tuguese ambassador to the United Kingdom who was ensuring that the 
Germans “may have made a big mistake”. On the other hand, Armando 
Ochoa who was the envoy in Paris, correctly described the French defeat. 
Later on, the scholar depicts the situation after the capitulation of Paris, 
when Portugal was trying to strengthen the relations with Spain without 
destroying the alliance with the United Kingdom.
	 In the fourth part of the book Kaczorowski presents how the Por-
tuguese stance on World War II evolved after 1941. In the beginning of 
Operation Barbarossa Portuguese governmental circles were strongly 
criticising British foreign policy based on collaboration with the Soviet 
Union but, on the other hand, Salazar strongly appreciated the fact that 
after 22nd June of 1941 the balance of the conflict shifted from Western to 
Eastern part of Europe. Even though some circles supported the idea of 
sending some troops or volunteers to aid Germany in the anti-communist 
crusade, Salazar opposed it and wrote that the Portuguese nation “has to 



Recenzje

705

be ready  to fight against the intransigent enemy, but in Portugal, in the 
end of Occidental Europe”. Still, at least 76 Portuguese soldiers fought 
as members of the Spanish Blue Division. The author presents the com-
plicated situation in East Timor, which caused growing tension in rela-
tions with Great Britain. The presence of the Dutch and Australian armed 
forces in East Timor was taken as an injury to Portuguese pride. After-
wards, Japanese attack on Timor led to deep resentment towards Great 
Britain, which failed to defend the island, because Japanese occupation of 
the island was full of terror and caused the death of about 15% of the pop-
ulation. At the same time, since 1942 bilateral relations between Portugal 
and Spain improved because of the neutrality which started to be under-
lined in Spanish foreign policy, especially at the beginning of Operation 
Torch. In the same chapter the author also describes complicated negotia-
tions between Portugal, Great Britain and the United States with regard 
to using the Azores in 1943 for military goals and underlines the fact of 
exporting tungsten, an essential raw material in the military industry, to 
the Reich.
	 The fifth chapter depicts the situation in Portugal in the last year 
of the war. At that time, the biggest fear of the Portuguese government 
was  the  Soviet Union’s growing power, which was dangerous for every 
conservative authoritarian country. Salazar was strongly convicted that the 
USSR was a terrible menace to Europe. He was afraid that if the Russians 
reached Berlin faster than the Western allies the Bolshevism would come 
sweeping down to the Pyrenees and, consequently, he insisted on creat-
ing an Atlantic system serving as a check to the Russian thrust towards 
the perimeter of Europe. The author also cites the opinions expressed by 
the Portuguese press about the Warsaw Uprising. The journalists praised 
Polish soldiers and even caused the tension in relations with Nazi Ger-
many. Also, Portuguese diplomats were opposed to the change of Poland’s 
eastern border and the ambassador to the United Kingdom was trying 
to persuade Anthony Eden on the pertinence of East Galicia to Poland. 
Obviously, Portugal was against the installation of the communist regimes 
also in other countries of East-Central Europe and criticised the agree-
ments made in Yalta. The author also mentions the fact that Portuguese 
charge d’affaires Alberto Teixeira Branquinho helped a  group of about 
1000 Hungarian Jews to evacuate to Portugal.
	 To sum up, not only Polish but also world historiography (I  would 
recommend publishing this book also in Portuguese and English) has 
acquired a valuable position, revealing the policy of Prime Minister Sala-
zar (who also headed the Portuguese Ministry of Foreign Affairs) in the 
light of multiple sources and, more broadly, the activities of Portuguese 
diplomats during World War  II. Kaczorowski outlines the priorities of 
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Salazar’s wartime diplomacy, which, in the first place, included maintain-
ing independent position in international relations and maintaining all 
territories of the empire, the means of which was neutrality during the 
world conflict and flexibility in decision-making. Kaczorowski indicates 
the motives for his individual decisions, which were adapted to the chang-
ing international situation. Their assessment in individual aspects by the 
author, who tries to maintain objectivity, will probably meet with many 
polemics in the future, but it cannot be denied that his arguments are reli-
able and based on source material. Importantly, Kaczorowski emphasizes 
that Salazar’s policy of choosing the peaceful path was related to his inner 
conviction about the importance of the message of Our Lady of Fatima.
	 Particularly valuable is Kaczorowski’s attention to the importance of 
Central and Eastern European issues in Salazar’s policy (especially the 
question of Poland and the issue of Polish borders and the regime installed 
in the country), as well as his consistent anti-communism and opposition 
to Stalin’s policy, leading to some support for the Third Reich in the last 
phase of the war, as symbolized by flying the flag at half-mast after the 
news about Hitler’s death (Hitler himself did not avoid manifesting his 
hostility towards Salazar, the US diplomacy was also distrustful towards 
him). The most important key to understanding Salazar’s policy during 
this period were certainly good relations with Francoist Spain and the alli-
ance with Great Britain, which the author discusses extensively. Salazar 
also underlined the importance of international law, as he was aware of 
the consequences of his country’s peripheral geographical location and 
low demographic potential. I have to agree with the author, who concludes 
that “in its diplomatic struggle to maintain neutrality at the end of the 
global conflict, Portugal was successful,” strengthening its economic and 
international position (p. 359). Finally, it should be emphasized that the 
author also managed to show the basic features of Salazar’s personality 
during the main course of the narrative, which additionally enhances the 
value of the reviewed book. Its publication is certainly an important event 
not only for Polish but also for foreign historiography dealing with inter-
national politics during World War II.

Karol Graff  – a  student of history and Slavic Philology at Jagiellonian 
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Dylematy na granicy światów. Refleksje na kanwie książki Rzeczywistość 
hybrydalna. Pomiędzy bytami pod redakcją Sylwii Jaskuły, Księgarnia Aka-
demicka, Kraków 2022 

Świat wirtualny to dziś niezbywalny element codzienności współczes-
nego człowieka niepotrafiącego już żyć wyłącznie w  świecie realnym  – 
zbyt ciasnym, ubogim, czasem niebezpiecznym. W  rekompensowaniu 
jego niedostatków świetnie sprawdzają się nowe technologie, przydatne 
też w  odbywaniu podróży pomiędzy bytami w  dowolnym czasie oraz 
z każdego niemal miejsca i nie-miejsca (Augé, 2010). Dzięki nim podmiot 
może przebywać w obu tych światach jednocześnie w wymiarze hybrydal-
nym, w którym one współistnieją, wzajemnie się przenikają, wciąż zacho-
wując cechy właściwe każdemu z nich (Jaskuła, 2021). Czy egzystujący 
w tych światach lub pomiędzy nimi człowiek, oddziałując na ich kształt, 
ale też się im podporządkowując, wciąż jeszcze jest sprawcą i  ich krea-
torem czy już tylko niewolnikiem? Wątpliwości przybywa wraz z kolej-
nymi pytaniami: o status ontyczny hybrydalnego świata, o role odgrywane 
w nim przez ludzi i nie-ludzi (Mica i Łuczeczko, 2011), o konsekwencje 
wynikające z przeżywania życia pomiędzy bytami, a także o wiele innych 
aspektów tego niejednoznacznego środowiska.

Kiedy sięgałam po książkę Rzeczywistość hybrydalna. Pomiędzy bytami 
pod redakcją Sylwii Jaskuły (2022), intrygowało mnie, które z  wątpli-
wości dotyczących świata hybrydalnego ta lektura pomoże mi rozwiać, 
jaką nową wiedzę dzięki niej zdobędę, jakie przemyślenia ona zainicjuje. 
Niniejszy artykuł stanowi krótki zapis refleksji z  czytelniczej podróży 
pomiędzy bytami ufundowanej przez Autorów opracowań składających 
się na recenzowany tom.

Do wspólnego naukowego namysłu nad światem hybrydalnym 
S.  Jaskuła zaprosiła grono badaczy reprezentujących różne dyscypliny 
i  subdyscypliny naukowe, stwarzając tym samym przestrzeń sprzyja-
jącą dzieleniu się wiedzą oraz przemyśleniami na temat nowej rzeczy-
wistości i  uwikłanego w  nią podmiotu. Autorzy, zabierając głos ze sta-
nowisk o  zróżnicowanych założeniach paradygmatycznych, zapewnili 

Sugerowane cytowanie: Groenwald, M. (2023). Dylematy na granicy światów. Refleksje na kan-
wie książki „Rzeczywistość hybrydalna. Pomiędzy bytami” pod redakcją Sylwii Jaskuły (recen-
zja). Creative-Commons CREATIVE-COMMONS-BY Perspektywy Kultury, 4/2(43), ss. 707–716. DOI: 10.35765/pk.2023.430402.41
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wieloperspektywiczność, interdyscyplinarność i  komplementarność ana-
liz (Poczobut, 2012), przedstawionych w tematycznie spójnych rozdzia-
łach o  czytelnej strukturze i  przemyślanej kolejności. Otwiera je (jako 
rozdz. I) charakterystyka cech świata hybrydalnego, oraz (rozdz. II) dyle-
matów tożsamości doświadczanych przez egzystującego w nim człowieka, 
a  także roli edukacji realizowanej w  nowej rzeczywistości (rozdz.  III); 
tom zamyka (rozdz. IV) tematyka wyzwań i zagrożeń, jakie świat hybry-
dalny generuje dla podmiotu oraz ważnych dla niego wartości, poczucia 
dobrostanu i innych aspektów. Jak widać, treści poszczególnych rozdzia-
łów stanowią kontynuację zagadnień je poprzedzających, są ich rozwinię-
ciem lub pogłębieniem o nowe aspekty, aczkolwiek bez przymusu zacho-
wania kolejności lektury. 

Wobec mnogości podejmowanych wątków trafną decyzją jest wybór 
charakterystyki świata hybrydalnego jako punktu wyjścia do rozwa-
żań o  nim. W  tekście zatytułowanym Rzeczywistość hybrydalna Sylwia 
Jaskuła – znawczyni problematyki – ukazuje m.in. złożoność: a) koegzy-
stencji dwu wymiarów realnego i wirtualnego; b) realizowanych w nich 
przez człowieka aktywności. Obfitość wątków poruszanych w tym opra-
cowaniu współgra z  trafnie dobraną najnowszą literaturą przedmiotu, 
pozwalającą Autorce na dokonywanie pogłębionych rekonstrukcji kon-
cepcji: hybrydalności, wirtualności i  realności światów czy roli sztucz-
nej inteligencji. W ich prezentowaniu (co trzeba zaznaczyć) zachowuje 
bezstronność, istotną zwłaszcza w ukazywaniu zalet i zagrożeń dla czło-
wieka wynikających z funkcjonowania między wymiarami, do których – 
jak pisze – należeć mogą:

wystąpienie nierozwiązywalnych sprzeczności, działania na pograniczu 
dezintegracji i  zachwianej podmiotowości, nieprzewidywalność zacho-
wań, ambiwalencja postaw i wielka trudność w spełnianiu funkcji wzor-
cotwórczych (2022, s. 6).

Ponadto dostrzega niezwykle intrygujący aspekt hybrydalności, jakim 
jest względna dowolność wielokrotnego przekraczania przez człowieka 
granic światów (realnego i wirtualnego), co ilustruje sugestywną ryciną 
nieznanego autora (2022, s.  11) przedstawiającą  – jak głosi podpis pod 
nią – misjonarza twierdzącego, że znalazł punkt, w którym niebo styka się 
z ziemią. Jednak dotarłszy do niego, podróżnik postanawia zatrzymać się, 
zrezygnować z dalszej wędrówki.

W świecie hybrydalnym przekraczanie granic ma miejsce bardzo czę-
sto. Dla człowieka oznacza ono nie tylko techniczną „teleportację” z jed-
nego wymiaru do drugiego, ale też konieczność podejmowania decyzji 
wymykających się znanym mu schematom i  stereotypom zmuszającym 
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do niekonwencjonalnych działań (Abriszewski, 2010). Są to dla niego 
okoliczności nowe, nietypowe, czasem trudne do zaakceptowania i dla-
tego doświadczane jako sytuacje graniczne (Jaspers, 2018). Będąc w takim 
położeniu, podmiot może zachować się na różne sposoby: podjąć ryzyko 
nieznanego i  granicę przekroczyć, zatrzymać się na niej bądź wycofać 
na terytorium już oswojone. Jakie strategie obierają ludzie w sytuacjach 
granicznych opisanych w książce pod redakcją S. Jaskuły? Poszukiwanie 
odpowiedzi na to pytanie będzie wątkiem przewodnim mojego odczyty-
wania jej kolejnych rozdziałów.

Problematyka dokonywania wyborów w sytuacji granicznej w recenzo-
wanym tomie wielokrotnie przewija się w opracowaniu Aksjonormatywne 
dylematy świata hybrydalnego Józefa Łucyszyna i  Klaudii Śledziewskiej 
(2022). Graniczność jest tu implikowana antynomiczną strukturą bytów: 
realnego i wirtualnego, oraz właściwymi jej nieusuwalnymi sprzecznoś-
ciami wyrażającymi się m.in. w konflikcie wartości, który na płaszczyźnie 
aksjologii można wyjaśnić odmiennością ontologicznych założeń absolu-
tyzmu i relatywizmu (Trochimska-Kubacka, 1999). Ale już z perspektywy 
człowieka ów konflikt przyjmuje formę napięcia między ideałem dobrego 
życia a praktyką, którego na granicy światów doświadcza on jako sprzecz-
ności. Zdaniem Autorów wraz z przekroczeniem tej granicy dotychcza-
sowa hierarchia wartości ulega dekonstrukcji i pojawia się ryzyko utraty 
fundamentu aksjonormatywnego, generujące, m.in.: niepewność toż-
samości, bezrefleksyjność w  podążaniu za złudzeniami, pozbawienie 
odpowiedzialności i  wolności decydowania o  sobie, łatwość oszustwa. 
J. Łucyszyn i K. Śledziewska, wyrażając zatroskanie o moralną kondycję 
człowieka, zwracają uwagę na znaczenie wartości uniwersalnych w doko-
nywanych przez niego wyborach. Natomiast w ujęciu Czesławy Piecuch 
(2001) sytuacje graniczne umożliwiają podmiotowi zainicjowanie pro-
cesu stwarzania siebie, dając tym samym początek jego nowej egzystencji. 
Bądź też, jak w scenariuszu szkicowanym przez Bruna Latoura (2010), 
na „przecięciu światów” może on odnajdywać wolność w nieograniczo-
nych możliwościach przemieszczania się między bytami oraz wyzwalania 
z więzów uprzedmiotawiających go. 

Ambiwalencje kulturowych hybrydyzacji (kolejny tekst zawarty w tomie) 
są przedmiotem pogłębionej refleksji Leszka Korporowicza (2022), który 
już na wstępie zaznacza, że hybrydy kulturowe, będąc połączeniami 
światów, wartości lub konkretnych zachowań, mogą prowadzić do bar-
dzo odmiennych, wielowymiarowych i wielopoziomowych konsekwencji. 
Tworząc swoiste konglomeraty, kreują przestrzeń równoczesnego rozwoju 
i destrukcji, a ponieważ nie są one odseparowane wyraźną linią demar-
kacyjną, przez podmiot mogą być odbierane w kategoriach sytuacji gra-
nicznych „rozlokowanych” na wielu dopełniających się płaszczyznach. 
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Przykładowo na poziomie: a) osobowości i  tożsamości, wywołuje ją 
dychotomia pomiędzy spójnym wzorcem osobowości a  osobowością 
mozaikową; b) relacji międzyosobowych – różnorodność środowisk inter-
akcji, pozwalając na łączenie odmiennych kultur, sprawia, że w ich wie-
lorakości wykluczenia mogą pozostać niezauważone; c) zróżnicowanych 
społeczności – otwartość na dialog może prowadzić do kulturowej homo-
genizacji i utraty tego, co dla danej kultury „rdzenne”, świadczące o  jej 
odmienności; d) organizacyjnym – zagęszczanie sieci powiązań pomię-
dzy wieloma organizacjami organizacjami, z uwagi na ich niejednorod-
ność, jest traktowane jako atut we wzajemnym dopełnianiu się, ale i też 
jako stan wymagający sprawowania nad nimi niemal całkowitej kontroli; 
e)  globalnym  – codziennością są konflikty równoczesnego zróżnicowa-
nia oraz unifikacji dokonywanych na skalę międzynarodową. Według 
Autora przekraczanie granic w pewnych okolicznościach może prowadzić 
do skutków nieprzewidywalnych i odbiegających od zakładanych celów 
podejmowanych działań. 

Opisując złożoność heterogenicznego świata hybrydalnego (Pejzaże 
rzeczywistości hybrydalnej – kilka odsłon), Ewa Chludzińska (2022) pod-
kreśla typowe dla niego: pomieszanie wartości, form, systemów oraz 
kodów, szybką i  powierzchowną komunikację, po którą sięga człowiek 
o  e-tożsamości. Tę nową rzeczywistość kontrastuje ze światem realnym 
i właściwym mu usystematyzowaniem, linearnością, przewidywalnością, 
niezmiennością, obiektywizmem. Wyrazistość granicy oddzielającej real-
ność od quasi-rzeczywistości, jej zdaniem, wymaga interdyscyplinarnych 
badań, a także rozpoznania rozpiętych między nimi działań ludzi.

Zagadnienia podejmowane w rozdz. II (Człowiek w świecie hybrydal-
nym) otwiera sproblematyzowane opracowanie Jerzego Nikitorowicza 
Tożsamość hybrydowa człowieka. Udręka czy wartość psychologiczno-kultu-
rowa? (2022). W przekraczaniu granic tożsamości kulturowych dostrzega 
on z jednej strony tytułową „udrękę”, implikowaną lękiem przed niezna-
nym, ale z drugiej – „wartość”, którą staje się pozytywne przemienianie 
człowieka w osobę otwartą na dialog i spotkanie z Innym. Zarazem nie-
pokonanie owych granic międzykulturowych sprzyja, jak pisze, izolacji 
od innych kultur i wyraźnemu oddzieleniu tego, co „nasze”, od tego, co 
„obce”. Dynamikę zdarzeń przebiegających w obrębie wielokulturowych 
obszarów (przy)granicznych komplikują przywołane przez S.  Jaskułę 
i L. Korporowicza sytuacje, w których wirtualny świat przychodzi do jed-
nostek i grup (etnicznych, narodowych) powodując nie tylko zmiany ich 
zasięgu, ale też „intensywne rekompozycje w strukturze wartości i zna-
czeń” (2014, s. 24).

Przestrzenią powstawania swoistych tożsamości hybrydalnych jest 
cyberprzestrzeń, a  Tadeusz Paleczny (Tożsamość hybrydowa człowieka. 
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Udręka czy wartość psychologiczno-kulturowa, 2022) wyróżnia wśród nich: 
avatara, janusa, rebelianta (i bojownika), ludomana i outsidera – oświeco-
nego, ideowego przeciwnika sieci wirtualnej. Zaznacza przy tym, że prze-
kraczanie granicy między realem a wirtualem wymaga umiejętności adap-
tacji oraz kreatywności w łączeniu ze sobą odmiennych wymogów dwóch 
odrębnych porządków aksjonormatywnych, wykluczających się warun-
ków i sposobów działania. Na tej granicy, pisze Autor,

z jednej strony kusi i przyciąga cyberprzestrzeń wolności, swobodnej inter-
aktywnej aktywności, anonimowości, depersonalizacji i  deterytoryzacji, 
z drugiej wiąże i trzyma świat realnych ludzi i ich oczekiwań (Paleczny, 
2022, s. 66). 

Migotliwości bytów – w znaczeniu nadanym im przez Zbyszka Melo-
sika i Tomasza Szkudlarka (2008): jako jednej z cech przestrzeni hybry-
dalnej – człowiek może doświadczać w kategorii trudności w samookre-
śleniu tożsamości i temu zagadnieniu jest poświęcone opracowanie Anny 
Karnat Socjologiczne refleksje wokół tożsamości i  identyfikacji społecznych: 
status kategorii jednostki w  wieloznacznej nowoczesności (2022). Analiza 
bogatej literatury przedmiotu pozwala na dokonanie rekonstrukcji poję-
cia tożsamości, a  także dostrzeżenie trudności w  jej identyfikacji przez 
podmiot znajdujący się w  sytuacji granicznej. Do tej trudności nawią-
zuje wypowiedź Moniki Surawskiej w kolejnym tekście: Homo Agens czy 
Homo technicus? Kim jest człowiek w świecie hybrydalnym? (2022). Anali-
zując ową alternatywę, Autorka zwraca uwagę na złożoność doświadczeń 
post-homo-sapiens w hybrydalnym świecie, w którym łatwiej o pytania 
o status człowieka niż udzielanie na nie jednoznacznych odpowiedzi.

Wielowątkowość prowadzonej na kartach monografii dyskusji na temat 
hybrydalnego świata ulega w rozdz. III (W przestrzeni edukacji) rozwinię-
ciu o wybrane zagadnienia dotyczące doświadczania granic w codzienno-
ści edukacyjnej. Anna Bartkowiak (2022), referując wyniki licznych badań, 
dostrzega, że ograniczeniem (sytuacją graniczną) w wykorzystaniu tech-
nologii informacyjnych (TI) na lekcji nie jest brak sprzętu w szkole lub 
domach uczniów, ale: a) nieodpowiednie przygotowanie nauczycieli do 
pracy z nimi; b) nieufność pedagogów wobec nowych mediów wynikająca 
z postrzegania ich jako substytutu tradycyjnych środków dydaktycznych; 
c) zbyt długi czas przygotowywania lekcji z wykorzystaniem TI. Dodać 
jedynie można, że bariery te mają wymiar globalny, a ich występowanie 
potwierdzają przeprowadzone w 43 krajach całego świata badania wyko-
rzystania TI w edukacji geograficznej w szkołach średnich (Charzyński 
i  in., 2022). W  Polsce owe trudności mają swój początek już na etapie 
przygotowania studentów do zawodu nauczyciela. Pokonanie tej granicy, 
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zdaniem Izabeli Sekścińskiej i  Agnieszki Piórkowskiej (2022), wyma-
gałoby doskonalenia umiejętności przyszłych pedagogów w  stosowaniu 
TI do celów edukacyjnych oraz rozwinięcia ich świadomości cyfrowej. 
Zwłaszcza (na co wskazują wyniki jeszcze innych badań) podniesienia 
ich samodzielności w  podejmowaniu autonomicznych decyzji dotyczą-
cych edukacyjnej codzienności (Groenwald, 2021). 

Problematykę efektywności oddziaływania wychowawczego prowa-
dzonego w sposób zapośredniczony, bo w formie zajęć zdalnych, podej-
muje Dorota Cybulska (2022), przedstawiając wyniki sondażu diagno-
stycznego wśród nauczycieli. Zdaniem ankietowanych istotnym w  nim 
utrudnieniem są: a) zbyt mały wymiar godzin wychowawczych; b) lek-
ceważący stosunek uczniów do tych zajęć, z  tego powodu nieprzepro-
wadzonych przez ¼ nauczycieli; c) bardzo ograniczona możliwość peł-
nej kontroli aktywności wychowanków: ich zaangażowania, zrozumienia 
zagadnień; d) scedowanie na uczniów odpowiedzialności za własny roz-
wój, mimo że oni nie są jeszcze gotowi jej ponosić.

Przekraczanie granic między bytami wiąże się z  konsekwencjami, 
postrzeganymi w kategoriach zysków i strat, przedstawionych w rozdz. IV 
(Zagrożenia i  wyzwania). Olga Modzelewska (2022) zauważa m.in., 
że wielość ról oferowanych przez wirtualną rzeczywistość wiąże się 
z koniecznością dostosowania do wymogów w ich pełnieniu, co przez jed-
nych jest odbierane w kategoriach impulsu do odrodzenia, przez innych – 
jako opresywność cyberprzestrzeni. Tej ostatniej nie doświadcza pokole-
nie cyfrowych tubylców, dla których świat wirtualny jest środowiskiem 
oswojonym. Bariera natomiast pojawia się przed cyfrowymi imigrantami, 
przy czym niektórzy z nich dostrzegają potrzebę adaptacji do hybrydalnej 
rzeczywistości i na nią się godzą, ale już inni przekroczenia granicy świa-
tów doznają jako przeszkody nie do pokonania.

Na jeszcze inne zagrożenie w przemieszczaniu się młodych użytkow-
ników TI przez granice światów wskazuje Paweł Migała (2022), opisu-
jący wieloaspektowo zjawisko cyberprzemocy, zwłaszcza cyberbullyingu, 
odbierającego dzieciom i  młodzieży poczucie bezpieczeństwa. Tymcza-
sem, jeśli przywołać koncepcję Abrahama Maslowa (1990), jego niezaspo-
kojenie lub unicestwienie skutkuje zaburzeniami rozwoju psychicznego 
i  społecznego jednostek. Wartością opracowania P. Migały jest nie tylko 
uświadomienie zagrożeń, ale też: a) zaprezentowanie sposobów zapobie-
gania im; b) pokazanie działań podejmowanych na rzecz i ofiar, i spraw-
ców przemocy; c) podanie konkretnych adresów stron serwisów, które 
uczą dzieci bezpiecznego korzystania z  Internetu, a  rodziców uwrażli-
wiają na niepokojące zachowania młodych użytkowników sieci; d) zaape-
lowanie do rodziców o  ściślejszą współpracę ze szkołą; e) mobilizowa-
nie nauczycieli do wzbogacania warsztatu pracy (np. w ramach szkoleń) 
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o kompetencje pozwalające skutecznie podejmować działania zapobiega-
jące cyberprzemocy. 

W przestrzeni hybrydalnej w obrębie relacji międzyosobowych niezwy-
kle cienka granica dzieli zachowania budowane na fundamencie toleran-
cji i jej braku. Hanna Arciszewska (2022) zatrzymuje się na tym drugim 
aspekcie i zwraca uwagę na niezwykle niebezpieczne w skutkach zjawi-
sko, jakim jest hejt w Internecie, oddziałujący destrukcyjnie na człowieka 
oraz relacje łączące go z innymi. Jest on szczególnie groźny, kiedy zostaje 
skierowany przeciwko dzieciom, które doświadczając nienawiści lub 
pogardy, tracą poczucie bezpieczeństwa oraz u których drastycznie obniża 
się i tak niska samoocena. Tu pojawia się ważne zadanie dla wychowaw-
ców, polegające na zachowaniu czujności na jakiekolwiek przejawy prze-
mocy oraz podejmowanie przeciwko niej skutecznych działań. Monogra-
fię zamyka Gennadii Stavytskyi (2022) opracowaniem zorientowanym na 
społeczno-psychologiczne czynniki hybrydyzacji osobowości; dokonując 
ich teoretycznej analizy, słusznie postuluje m.in. podjęcie działań na rzecz 
minimalizacji negatywnych skutków ich oddziaływania na człowieka.

Podsumowując przegląd zagadnień podjętych w recenzowanej książce 
pod redakcją Sylwii Jaskuły, dodam, że zamierzałam w  nim przedsta-
wić racje skłaniające do zapoznania się z  przedstawioną w  niej proble-
matyką – do czego z pełnym przekonaniem zachęcam. Jako osnowę ich 
prezentacji obrałam zagadnienie obecne we wszystkich opracowaniach 
składających się na tom, czyli doświadczanie sytuacji granicznych przez 
człowieka bytującego w rzeczywistości hybrydalnej; doświadczanie, które 
w niniejszej recenzji pełni rolę kategorii spajającej analizy tekstów i zara-
zem perspektywy przydatnej w ich rekonstruowaniu. 

Najwyraźniej swoją obecność w prezentowanych w  tomie zagadnie-
niach zaznacza ontologiczny wymiar granic dzielących odmienne para-
dygmatycznie byty: realny i wirtualny. O ile w koncepcjach teoretycznych 
leżące u podstaw każdej z nich założenia paradygmatyczne okazują się 
przydatne w konceptualizacjach różnych modeli myślowych (np. Kuhn, 
2011; Rainko, 2011; Malewski, 2010), o tyle w praktyce odmienności tych 
wzajemnie sprzecznych rzeczywistości stają się źródłem doświadczanych 
przez człowieka dylematów, które można określić – nawiązując do defini-
cji dylematu Barbary Chyrowicz (2008) – mianem dylematów ontologicz-
nych. Pojawiają się one wówczas, gdy podmiot jest przekonany, że powi-
nien równocześnie spełnić dwie powinności, co okazuje się niemożliwe 
z racji ich ontycznego wykluczania się. W efekcie nie może postąpić zgod-
nie z jedną z nich bez naruszenia tej drugiej ani stosownie do tej drugiej 
bez naruszenia pierwszej. Thomas Nagel (1997) zauważa, że w tej sytua-
cji dokonywane (zazwyczaj samotnie) wybory cechuje dramatyzm świa-
domej utraty dobra stojącego za odrzucaną opcją. W  przywołanych 
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w  tomie wędrówkach między światami Autorzy prac opisują liczne 
sytuacje wymagające wyborów, np. gdy w  świecie wirtualnym gracz, 
przyjmując postać awatara, aprobuje obowiązujące w niej reguły postę-
powania, np. konieczność zabijania, ale już jako człowiek bytujący 
w realu – nie dopuszcza się go.

Kolejnym aspektem ujawnionych w  książce sytuacji granicznych 
jest doświadczanie przez osobę konfliktu wartości. Jeśli za Antonim 
Siemianowskim (2009) przyjąć rozumienie wartości jako tego, co donio-
słe i ważne, co stanowi intrygującą jakość życia człowieka, wówczas okaże 
się, że to, co „cenne”, jest czymś innym w każdym z bytów. Przykładowo 
w bycie realnym jednostka po utracie życia umiera; ma więc ono dla niej 
wartość dobra bezcennego. W świecie wirtualnym osoba ma kilka „żyć”, 
bo może się odradzać, tym samym wartość życia jest względna. Wyklucza-
nie się sensów nadawanych tej samej wartości sprawia, że gracz na granicy 
światów kieruje się podwójnym kodeksem moralnym, a  doświadczane 
przez niego rozterki za B. Chyrowicz (2008) można zaliczyć do dylema-
tów moralno-powinnościowych. 

Wzajemne przenikanie światów powoduje rozmywanie się granicy 
między nimi, a  w  efekcie  – problematyczność ich poznawania. Ogląd 
sytuacji granicznych z  perspektywy epistemologicznej uświadamia, że 
płynności bytów hybrydalnego świata odpowiada równie płynna wie-
dza o  nich, wydająca się nie nadążać za przebiegającymi w  jego obrę-
bie zmianami. Czy jest ona dla cyfrowego wędrowca przemieszczającego 
się pomiędzy nimi wystarczająca na tyle, by rozstrzygnięcia dokonywane 
w strefie (przy)granicznej cechowała pewność? Dylematy, z którymi się 
mierzy, idąc tropem klasyfikacji B. Chyrowicz, zaliczę do epistemicznych, 
będących skutkiem posiadania przez osobę żyjącą w świecie hybrydalnym 
„wiedzy fragmentarycznej i niekompletnej, ale i  też otwartej na rewizje 
i udoskonalenia” (Chyrowicz, 2008, s. 158). Niewykluczone, że ów niedo-
statek wiedzy jest powodem określania przez użytkowników cyberprze-
strzeni oraz cyfrowych imigrantów ich położenia mianem sytuacji gra-
nicznej, mimo że w istocie nie ma ona takiego wymiaru. Niewykluczone, 
że pogłębienie tej wiedzy pozwoliłoby wyeliminować niejedne dylematy 
implikowane sytuacjami granicznymi.

Jak w soczewce, wymienione wcześniej aspekty dylematów rozstrzyga-
nych w sytuacji granicznej skupiają się w interdyscyplinarnym myśleniu 
o człowieku w świecie hybrydalnym, opisywanym przez przedstawicieli 
różnych dyscyplin naukowych. Określę je mianem dylematów człowie-
czeństwa (Lipiec, 2009) z  racji uwzględniania w  nich doświadczanych 
przez podmiot rozterek i podejmowanych decyzji, dotyczących: po pierw-
sze – aktywności przejawianych „w” obrębie bytów i  „pomiędzy” nimi; 
po drugie – osoby je realizującej, która stosownie do wyborów sytuuje się 
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w różnych rolach: od autonomicznego sprawcy (Archer, 2013) po współ-
czesnego cyberniewolnika (Bales, 2019). Ostatecznie jednak wszystkie jej 
rozstrzygnięcia w  istocie dotyczą tego, kim w hybrydalnym świecie jest, 
kim się staje, kim może być. 
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Od kilku dekad sukcesywnie rośnie zainteresowanie szlakami wiodą-
cymi do Santiago de Compostela. Mimo że średniowieczna praktyka reli-
gijna rozwijała się wokół i w ramach kultu pierwszego apostoła męczen-
nika – św. Jakuba Większego – współczesne zjawisko ma nie tylko wymiar 
chrześcijański czy katolicki. Tysiące osób przemierzających różne odcinki 
szlaków Jakubowych przyznają, że w decyzji o wyruszeniu w drogę – pie-
szo lub na rowerze – nie towarzyszy im motywacja religijna. Deklarują 
oni zainteresowanie dziedzictwem kulturowym, kulinarnym, architek-
turą, historią, przyrodą, szukają też nowych wyzwań, doświadczeń i prze-
żyć turystycznych, także po to, aby móc pochwalić się m.in. w mediach 
społecznościowych atrakcyjnymi materiałami i  „sukcesem” dotarcia do 
Santiago de Compostela i/lub do wybrzeży Atlantyku po wielodniowej 
wędrówce. Niejednokrotnie przyznają, że są otwarci na szeroko rozu-
mianą – choć często niedookreśloną – duchowość.

Od wielu lat zjawisko współczesnych pielgrzymek do galisyjskiego 
sanktuarium stanowi przedmiot badań specjalistów rozlicznych dyscyplin 
naukowych, dyskutowany w  ramach wielu przedsięwzięć badawczych, 
publikacji, konferencji, seminariów i  sympozjów o  różnym charakterze 
i wymiarze.

Jedno z takich cyklicznych wydarzeń miało miejsce w sobotę 22 kwiet-
nia 2023 roku w Głogowie. Zamek Książąt Głogowskich – obecnie sie-
dziba Muzeum Historyczno-Archeologiczne w  Głogowie  – za sprawą 
jego dyrektora dr. Waldemara Hassa otworzył swoje podwoje dla uczest-
ników XIV Ogólnopolskiej Konferencji Naukowej „Sanktuaria na dro-
dze św. Jakuba. Podsumowanie Roku Świętego Compostelańskiego 
2021–22”, której organizatorami oprócz wspomnianego Muzeum byli: 
Wydział Teologiczny Uniwersytetu Mikołaja Kopernika w Toruniu oraz 
Instytut Prawa, Ekonomii i Administracji Uniwersytetu Pedagogicznego 
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im.  Komisji Edukacji Narodowej w  Krakowie. Znakomitą organizację 
i wysoki poziom merytoryczny zapewnili: ks. prof. dr hab. Piotr Roszak – 
przewodniczący Komitetu organizacyjnego, dr Franciszek Mróz, dr Wal-
demar Hass oraz ks. dr Dariusz Doburzyński, sekretarz Komitetu.

Celem konferencji zgodnie z  jej tegorocznym tytułem było podsu-
mowanie obchodów Roku Compostelańskiego 2021, które wyjątkowo 
z powodów utrudnień i obostrzeń w mobilności zostały rozciągnięte na 
2022 rok. Przedsięwzięcie kolejny raz stanowiło forum prezentacji aktual-
nych badań oraz dyskusji z udziałem osób w praktyczny sposób zaangażo-
wanych w funkcjonowanie konkretnych odcinków szlaków Jakubowych. 
Warto podkreślić, że szlaki te z uwagi na skalę i  charakter ich funkcjo-
nowania łączą rozmaite grupy interesariuszy, np. przedstawicieli hierar-
chii Kościoła katolickiego, branży turystycznej, lokalnych stowarzyszeń, 
bractw, instytucji społeczno-kulturalnych, mieszkańców miejscowości, 
przez które przebiegają znakowane trasy, wreszcie badaczy, wolontariu-
szy, pielgrzymów, turystów. Głogowskie spotkanie pokazało tę specyfikę 
w skali ogólnopolskiej.

W wystąpieniu otwierającym konferencję ks. bp Paweł Socha, emery-
towany biskup pomocniczy diecezji zielonogórsko-gorzowskiej, zaprezen-
tował sanktuaria diecezji, wskazując na teologiczny wymiar kultu świę-
tych i znaczenie miejsc świętych w chrześcijaństwie. Na tle wielu tego typu 
ośrodków kultu wspomnianej diecezji wyeksponowane zostało ustano-
wione jako pierwsze w Polsce (w 2007 roku) sanktuarium św. Jakuba Star-
szego Apostoła w Jakubowie (więcej por. Mróz i Mróz 2018; Hass, 2008).

Pierwszą sesję moderowaną przez ks. Piotra Roszaka rozpoczął refe-
rat Tomasza Bednarka z Uniwersytetu im. Adama Mickiewicza w Pozna-
niu. Prelegent, odwołując się do wybranych tekstów źródłowych, przed-
stawił problem interpretacji alegorycznej i  dosłownej postaci świętego 
Jakuba Większego w  twórczości pisarzy wczesnochrześcijańskich. Przy-
pomnienie oryginalnych wątków egzegezy m.in. Orygenesa, Augustyna, 
Jana Chryzostoma czy Hieronima ewangelicznych fragmentów z udzia-
łem Jakuba, stanowiło znakomite wprowadzenie do obrad i wskazanie na 
biblijne źródło kultu patrona szlaków.

Kolejne wystąpienie ks. prof. dr. hab. Bogdana Ferdka z Papieskiego 
Wydziału Teologicznego we Wrocławiu nosiło tytuł „Camino jako labora-
torium wiary”. Teologiczne rozważania oparte zostały na sformułowaniu 
Jana Pawła II, który „laboratorium wiary” nazwał doświadczenia aposto-
łów przedstawione w ewangeliach. W przemówieniu do młodzieży zgro-
madzonej na Tor Vergata w  trakcie pamiętnych Światowych Dni Mło-
dzieży w  Jubileuszowym Roku 2000 papież, wskazując na wydarzenia 
spod Cezarei Filipowej (Mt 16,15–17) oraz z  jerozolimskiego Wieczer-
nika (J 20,25–28), również rzymskie spotkanie określił „swego rodzaju 
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«laboratorium wiary»” (Jan Paweł II, 2000). Zestawienie Camino de San-
tiago – jako drogi i doświadczenia, które u  swych źródeł miały charak-
ter doświadczenia religijnego, było głosem na rzecz postulowanego przez 
wielu sympatyków powrotu do źródeł i  głębszego przeżywania piel-
grzymki do jednego z najważniejszych chrześcijańskich sanktuariów.

W kolejnym wystąpieniu Henryk Karaś zarysował początki pierw-
szego oznaczonego polskiego odcinka Camino, czyli Dolnośląskiej Drogi 
św. Jakuba. Przypomnienie zaangażowania i działań konkretnych osób na 
rzecz włączenia Polski do europejskiej sieci szlaków Jakubowych miało 
w  tym przypadku dodatkowy walor – wypowiedzi świadka i uczestnika 
tychże przedsięwzięć. Warto w tym miejscu zaznaczyć, że otwarcie szlaku 
24 lipca 2005 roku w Jakubowie oraz w Zgorzelcu wyznaczyło cezurę dla 
zjawiska Camino de Santiago na terenie Polski, co znajduje swój wyraz 
m.in. w  obchodzonych rocznicach tego wydarzenia (por. Mróz, 2015; 
Roszak i Mróz, 2015).

W ostatnim wystąpieniu pierwszej sesji ks. dr Dariusz Doburzyński 
z Uniwersytetu Mikołaja Kopernika w Toruniu zarysował problematykę 
publikacji relacji z Camino polskich pielgrzymów. Stanowią one dającą 
się wyodrębnić w ramach literatury podróżniczej grupę tekstów o różnej 
formie. Poza kilkoma wyjątkami drukowane są w niszowych wydawni-
ctwach, często opłacanych z własnych środków autorów. Próba podsumo-
wania oparta została na wieloletnich badaniach i doświadczeniach pre-
legenta uwieńczonych doktoratem i monografią pt. Znak drogi. Teologia 
pielgrzymowania z perspektywy Camino de Santiago (Doburzyński, 2021).

Drugą sesję prowadzoną przez dr. Franciszka Mroza rozpoczęło wystą-
pienie dr. Dariusza Lipińskiego z Uniwersytetu im. Adama Mickiewicza 
w Poznaniu pt. „Wpływ pandemii COVID-19 na wędrowanie Szlakiem 
Świętego Jakuba. Co się zmieniło?”. Prelegent nawiązał do przedstawio-
nej kilka lat wcześniej analizy statystycznej z wykorzystaniem współczyn-
nika korelacji liniowej Pearsona dla danych z lat 2004–2018 publikowa-
nych przez Biuro Pielgrzyma w Santiago de Compostela (Lipiński, 2019). 
Odpowiedź na pytanie postawione w tytule stanowiła interesującą analizę 
trendów w ruchu pielgrzymek zachwianych ograniczeniami mobilności 
w okresie 2020–2022.

Następnie głos zabrał dominikanin Roman Bielecki. Wystąpienie 
redaktora naczelnego miesięcznika „W drodze” oparte było na jego licz-
nych duszpasterskich doświadczeniach towarzyszenia zorganizowanym 
grupom zmierzającym do Santiago de Compostela, obserwacjach sposo-
bów zachowania i postaw hiszpańskich mieszkańców miejscowości, przez 
które przebiegają szlaki Jakubowe. Spostrzeżenia i  refleksje zaprezen-
towane przez dominikanina stanowiły w  istocie zestaw argumentów na 
rzecz pozytywnej odpowiedzi na tytułowe pytanie: „Koniec Camino, jakie 
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znamy?”. Przywołane epizody z  kilku wypraw ujawniły problem kreo-
wania wizerunku niektórych ich uczestników. Optymizm, który dało się 
zauważyć w wypowiedzi prelegenta, wynikał z przekonania, iż Camino 
w istocie i niezależnie od okoliczności np. jego komercjalizacji, stanowi 
okazję do dawania świadectwa.

W kolejnym wystąpieniu pt. „Polacy na Camino de Santiago w Roku 
Compostelańskim 2021–2022  – perspektywa porównawcza”, zaprezento-
wano wyniki badań przeprowadzonych w ramach grantu z Programu Strate-
gicznego Inicjatywa Doskonałości w Uniwersytecie Jagiellońskim (Prioryte-
towy Obszar Badawczy Heritage). W prezentacji zarysowano profil polskich 
pielgrzymów w Roku Jakubowym 2021–2022 – uczestników badań ankieto-
wych – oraz porównano, jakie znaczenie dla decyzji o odbyciu Camino dla 
tej grupy i zagranicznych pielgrzymów miała okoliczność Roku Świętego.

Również następny prelegent, ks. dr Sławomir Tykarski z Uniwersytetu 
Mikołaja Kopernika w  Toruniu, przedstawił wyniki przeprowadzonych 
badań empirycznych dotyczących wpływu pielgrzymowania i wspólnego 
doświadczenia Camino na relacje małżeńsko-rodzinne.

Ostatni w tej sesji głos zabrał ks. prof. dr hab. Piotr Roszak z Uniwer-
sytetu Mikołaja Kopernika w Toruniu, wskazując m.in. na istotne wyzwa-
nia, jakie stoją przed jedną z  grup interesariuszy Camino, czyli osób 
duchownych. Tytułowa perspektywa „od turysty do pielgrzyma” nawią-
zuje z jednej strony do rozważań – także tych naukowych – o charakterze 
współczesnego zjawiska, z drugiej do potencjału tkwiącego w chrześcijań-
skiej genezie dziedzictwa Camino de Santiago.

Trzecią sesję moderowaną przez dr.  Waldemara  Hassa  rozpoczęło 
wystąpienie dr. Franciszka Mroza z  Uniwersytetu Pedagogicznego im. 
Komisji Edukacji Narodowej w  Krakowie. Znany w  Polsce i  za granicą 
krakowski badacz turystyki religijnej zaprezentował temat sanktuariów 
św. Jakuba w polskiej przestrzeni pielgrzymowania. Prezentacja bezpośred-
nio nawiązywała do tegorocznego tytułu konferencji, dając jej uczestnikom 
pogląd na skalę i dynamikę kultu św. Jakuba w polskich sanktuariach.

W kolejnym wystąpieniu Grzegorz Pisarczyk, przewodnik, propagator 
i autor opowieści o Camino, w oryginalny i angażujący sposób przedsta-
wił wybrane odcinki Beskidzkiej Drogi św. Jakuba. Również w tym przy-
padku wystąpienie oparte było nie tylko na znakomitej wiedzy ale też na 
dużym doświadczeniu prelegenta.

Z kolei ks. mgr Marcin Gazda, syntetycznie przedstawił i scharakte-
ryzował wybrane przedsięwzięcia zorganizowane w ramach Roku Com-
postelańskiego w sanktuarium św. Jakuba w Brzesku. Inicjatywy adreso-
wane do różnych grup wiekowych, uwzględniające rozmaite aktywności 
i zainteresowania, stanowią dowód atrakcyjności Jakubowych elementów, 
w tym przypadku na małopolskich odcinkach Via Regia.
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Dobre praktyki realizowane na wschowskim odcinku Drogi Wielkopol-
skiej zaprezentowała Magdalena Dokurno – koordynatorka szlaku. Kilku-
letnie działania reprezentowanego przez nią Stowarzyszenia Czas A.R.T. 
odsłaniają potencjał szlaków dla społecznych i lokalnych inicjatyw. Wspólne 
przejścia okolicznych odcinków, poznawanie lokalnego dziedzictwa kulturo-
wego, dbałość o utrzymanie porządku wokół szlaku to tylko niektóre z nich. 
Warto nadmienić, że dokładne opisy zrealizowanych projektów Jakubowych 
są dostępne na stronie internetowej Stowarzyszenia (Czasart.pl, 2023).

Ostatnim prelegentem w  tej sesji był dr Waldemar Hass, który 
przedstawił najważniejsze punkty przygotowanego do druku artykułu 
pt. „Ze św. Mikołajem do św. Jakuba – nowy, jubileuszowy odcinek Drogi 
św. Jakuba w Głogowie”.

Trwałym efektem konferencji w Głogowie będzie opublikowany szó-
sty tom monografii pt. Camino Polaco. Teologia – Sztuka – Historia – Teraź-
niejszość (Roszak, Mróz i Gazda 2023; por. Roszak i Rozynkowski, 2014; 
2015; 2016; Roszak, Mróz i Rozynkowski, 2019; 2021). Należy nadmienić, 
że w tomie znalazły się także opracowania zaprezentowane przez Klausa 
Herbersa, ks. Janusza Królikowskiego, ks. Michała Kłosowskiego, Vedrana 
Prazena, Ks. Norberta Widoka, Mirosławę Buczyńską i Jerzego Kalinow-
skiego w trakcie innego przedsięwzięcia zorganizowanego w Sanktua-
rium św. Jakuba Starszego Apostoła przy Drodze Via Regia w Brzesku w 
dniu 21 października 2023 roku, czyli XV Międzynarodowej Konferencji 
Naukowej „Dziedzictwo kulturowe Drogi św. Jakuba”.

W tegorocznej, głogowskiej konferencji wzięli udział członkowie sto-
warzyszeń i bractw, przedstawiciele sanktuariów Jakubowych, pielgrzymi 
zarówno polskich, jak i zagranicznych szlaków oraz zainteresowani feno-
menem Camino de Santiago. Wypowiedzi i prezentacje z  jednej strony 
udowodniły wielowymiarowość współczesnego zjawiska, z  drugiej zaś 
pokazały wachlarz aktywności i  przedsięwzięć o  różnym charakterze 
w związku z obchodami w 2021 i 2022 Roku Compostelańskiego.
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Plakat konferencji

Fot. Maciej Iżycki.

Wystąpienie konferencyjne

Fot. Maciej Iżycki.
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Wystąpienie konferencyjne

Fot. Maciej Iżycki.

Dyrektor Muzeum Historyczno-Archeologiczne w Głogowie dr Waldemar Hass 
w przerwie obrad konferencji

Fot. Maciej Iżycki.
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Muzeum Historyczno-Archeologiczne w Głogowie

Fot. Paweł Plichta.

Paweł Plichta – kulturoznawca, religioznawca, adiunkt w Instytucie Stu-
diów Międzykulturowych Uniwersytetu Jagiellońskiego. Jego zaintereso-
wania naukowe koncentrują się wokół dziedzictwa kulturowego, Biblii 
jako wieloaspektowego tekstu kulturotwórczego i  jego recepcji w kultu-
rach. Jest autorem m.in. monografii pt. Estera w kulturach. Rzecz o biblij-
nych toposach (Księgarnia Akademicka, Kraków 2014). Od kilku lat 
zajmuje się również problematyką turystyki religijnej i narracjami wspo-
mnieniowymi polskich pielgrzymów do Santiago de Compostela.
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Report on a Scientific Conference Transformations: Time in Culture, Lite-
rature, and Language, 30–31 March 2023, Ignatianum University in Cra-
cow, Poland

As the world today faces various contingencies connected with the results of 
the global pandemic, multiple economic challenges, military conflicts, and 
a major environmental crisis, the University Ignatianum in Cracow has 
offered a new academic platform to exchange opinions and ideas regarding 
the transformation occurring in the contemporary world. In this spirit, the 
Organising Committee (dr Sylwia Janina Wojciechowska; dr Agnieszka 
Cierpich-Kozieł; and dr Aleksandra Kamińska), with the assistance of 
the Advisory Board (dr hab. Anna Bugajska, prof. AIK; dr hab. Krystyna 
Zabawa, prof.  AIK; dr hab. Gerard Kilroy, prof.  AIK; dr  hab. Grażyna 
Maria Teresa Branny; dr Dominika Ruszkiewicz; dr Marek Liszka), as the 
staff members of the Institute of Modern Languages UIK, had the plea-
sure to introduce a new series of international conferences to be held cycli-
cally at the University Ignatianum in Cracow. The Transformations Con-
ferences will provide a discussion platform for literary and culture scholars 
as well as linguists specialising in the field of Anglophone studies, with 
each edition centred around a different topic.
	 On March 30–31 2023, during the inaugural conference Transforma-
tions: Time in Culture, Literature, and Language, the participants looked 
at transformations through the lens of time. More than twenty speakers 
from Poland and abroad took part in the academic debate whose focus 
was placed upon change in the broad sense, conceptualised as both an 
abrupt revolution and a gradual, evolutionary process affected over time. 
It was argued that while the former often thematised crisis, the latter might 
evolve imperceptibly, sometimes connoting atemporality, with the final 
transformation registered as a dis/continuation of certain trends, attitudes, 
or currents. With those perspectives in mind, the scholars reflected upon 
caesuras and continuities as well as diachronic and synchronic views on 
culture, language, and literature. 

Suggested citation: Wojciechowska, S.J. (2023). Report on a Scientific Conference Transforma-
tions: Time in Culture, Literature, and Language, 30–31 March 2023, Jesuit University in Kra-
ków, Poland. Creative-Commons CREATIVE-COMMONS-BY Perspectives on Culture, 4/2(43), pp. 729–731. DOI: 10.35765/pk.2023.430402.43
Submit ted:  01 .09 .2023	 A ccepted:  29 .10 .2023
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	 After the due welcome addresses delivered by the authorities of the 
University Ignatianum in Cracow, dr hab. Beata Topij-Stempińska, 
prof.  UIK, Vice-Rector for Scientific Affairs, and dr hab. Anna Kró-
likowska, prof. UIK, Dean of the Faculty of Education, as well as by the 
Director of The Institute of Modern Languages, dr hab. Anna Bugajska, 
prof. UIK, the conference was opened with a plenary lecture, “Time and 
Transformation in Autobiography: Candia McWilliam’s What to Look 
for in Winter: A Memoir in Blindness,” held by prof. Jarmila Mildorf from 
the University of Paderborn, Germany. Thus inaugurated, the conference 
continued in two parallel sessions that addressed the diachronic transfor-
mation within a  variety of genres and modes of expression in literature 
and other media. Several cultural and social aspects of transformation also 
attracted academic attention, alongside the nuances of its proper rendition 
within literary texts. The first day was closed by another plenary lecture, 
“The Septuagint – a Translation that Changed the World,” delivered by dr 
hab. Alexander Gomola, prof. UJ (Jagiellonian University in Cracow) who 
discussed change and time in the canonic text for civilisation, that is the 
Bible.
	 The second day began with a reflection centered around social issues 
and inspired by prof. Mirosława Buchholtz’s (Nicolaus Copernicus Uni-
versity in Toruń) plenary lecture, “Literary Responses to Social Transfor-
mations: Henry James and The Princess Casamassima.” The major pivot of 
this day was the life and legacy of Henry James’ friend and fellow writer, 
Joseph Conrad. Two sessions were exclusively dedicated to the figure of 
the Polish-British novelist, with the presentations held by several members 
of the Joseph Conrad Society Poland, among them its deputy president, 
dr hab. Agnieszka Adamowicz-Pośpiech, prof. UŚ (University of Silesia), 
and its secretary, dr hab. Joanna Skolik, prof. UO (University of Opole). 
The discussion regarding various aspects of transformation and globalisa-
tion discernible within the cultural and literary legacy of the famous Pole 
inspired a vivid exchange of ideas between both Poles and foreigners, as 
well as between the Conradian scholars and the audience. The broadening 
scope of the two parallel sessions also thematised dramatic and cinemato-
graphic adaptations, not only of Conrad’s works, but also of those by Caryl 
Churchill and Tadeusz Kantor.
	 As the conference proved a  success, a  circle of researchers ready to 
closely co-operate in the future was established. An immediate, tangi-
ble outcome of the academic exchange is the forthcoming publication of 
the papers selected for a Special Issue of Perspektywy Kultury (2/2/2024: 
“Transformacje: czas w kulturze, literaturze, języku”) planned for publi-
cation in the first half of 2024. Moreover, a second edition of the Transfor-
mations conference is scheduled to take place within the next two years, 
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with its title already announced as Transformations: Space in Culture, 
Literature, and Language. We hope that the discussions held during the 
on-coming event(s) will lead towards certain re-formulations and novel 
conclusions that will turn our academic attention towards new paths and 
directions in scholarly discussions.

For a complete photo coverage, please visit the English Philology Facebook 
site at: 
https://www.facebook.com/photo/?fbid=720863023163726&set=
pcb.720863686496993 

Sylwia Janina Wojciechowska  – works as an Assistant Professor in the 
Department of Literary Studies at The Institute of Modern Languages at 
the Ignatianum University in Cracow. She holds a degree in Classical Phi-
lology from the Nicolaus Copernicus University in Toruń in addition to 
one in English and Italian Philology from the University of Stuttgart. Her 
interests include British modernist works, idyllic literature, nostalgia stu-
dies and the pastoral mode. In addition to numerous articles, Wojciechow-
ska has published two monographs: Re(Visions) of the Pastoral in Selected 
British and American post-Romantic Fiction (2017) and Nost/algia as a Mode 
of Reflection in the Autobiographical Narratives of Joseph Conrad and Henry 
James (2023). She was the editor of the volume, Colossus. How Shakespe-
are Still Bestrides the Cultural and Literary World (2018). She is a member 
of the British Comparative Literature Association, the Polish Association 
for the Study of English, the Joseph Conrad Society (UK) and the Polish 
Conrad Society.
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