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			Paweł Chmielewski

			 

		

		
			Czy kosmici istnieją? Ktoś jeszcze ma wątpliwości? Jak pewnie powiedziałby agent Fox Mulder do wiecznie sceptycznej Dany Scully są wśród nas, skrywają tajemnicę i znają prawdziwe źródło wiedzy. Siódma odsłona – wykreowanej przez George’a Lucasa i jego uczniów – nieskończonej wojny Republiki (tym razem z Najwyższym Porządkiem) aż skrzy się od mitycznych odwołań. A czym jest mit? Mit jest przede wszystkim słowem. Czym jest słowo? Słowo jest fundamentem książki.

			Na literackich pierwowzorach – nawet jeśli przyznają się do tego z pewną niechęcią – opiera się teatr, film, muzyka, sztuki plastyczne. Najbardziej, takie mam przekonanie, literacka ze współczesnych kinematografii – rosyjskie kino „moralnego niepokoju” – jest tego dowodem. „Lewiatan” Andrieja Zwiagincewa i „Dureń” Jurija Bykowa, mimo nowoczesnego kostiumu są opowieściami literackimi, znanymi ludzkości od paru tysiącleci. Zdradzony przez żonę, najlepszego przyjaciela, system, pozbawiony rodzinnego domu, wreszcie zesłany do zony, bohater pierwszego jest współczesnym Hiobem, hydraulik u Bykowa, to nikt inny jak ostatni sprawiedliwy, figura z westernu, opowieści samurajskich i starotestamentowa. Ten filozoficzno-literacki namysł – z elementami baśniowymi – dostrzeżemy również w eschatologicznym kinie drogi, ostatnim dziele Siergieja Bałabanowa „Ja chcę”. Przenikanie, prymat i pierwotność literackości w relacji z innymi dziedzinami sztuki to aksjomat.

			Jeden z najważniejszych zespołów nurtu rocka progresywnego – Rush, płytę „Pożegnanie królów” opiera w gruncie rzeczy na poemacie „Kubla Chan”, romantycznego „poety jezior” Samuela Coleridge’a. Najciekawsze w tych poszukiwaniach są zabawy samej literatury z literaturą, książki z książką. Zawsze tajemniczą. Mityczną, bez nazwy, jak u Bruno Schulza, manuskryptem z „Klubu Dumasa” Perez-Reverte’a czy domniemaną ostatnią częścią „Poetyki” Arystotelesa w „Imieniu róży”, po przeczytaniu którego zbędny jest kurs literatury średniowiecznej.

			Dokładnie 10 lat temu napisałem artykuł o ulubionych książkach kielczan. Bez podziału na miejsca, w pierwszej piątce najczęściej wypożyczanych, znalazły się: „Harry Potter i Książę Półkrwi” J.K. Rowling, „Opowieści z Narnii” Clive’a Staplesa Lewisa, „Kod Leonarda da Vinci” Dana Browna, „Cień wiatru” Carlosa Ruiza Zafona i „Historia piękna” Umberto Eco. W tym numerze – w trochę innych okolicznościach redakcyjnych ;) – powtarzamy eksperyment.

		

	
		
			 

			TEMAT NUMERU: KSIĄŻKA/CZYTELNICTWO

			Przekonać nieprzemakalnych („Szwecja czyta. Polska czyta” – cykl wywiadów), Paweł Chmielewsk

			 

		

		
			W amerykańskich serialach familijnych, kinie obyczajowym, nawet horrorach (tuż przed nadejściem złego) rytuałem jest wspólne czytanie książki przez rodziców i dzieci. Każdy z byłych prezydentów USA funduje bibliotekę swego imienia – zrobili to nawet nielubiany Richard Nixon i fikcyjny Frank Underwood (jeszcze jako kongresman).
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			Szwecja czyta. Polska czyta

			pod red. Katarzyny Tubylewicz i Agaty Diduszko-Zyglewskiej

			317 s. ; 21 cm

			Warszawa : Wydawnictwo Krytyki Politycznej, 2015

			028.6/.8:021(438+485)

			 

		

		
			Polscy politycy podobno boją się fotografować na tle księgozbiorów, żeby nie stracić wyborców (Beata Stasińska, wydawca). W zbiorze wywiadów – z tłumaczami, pisarzami, dziennikarzami, bibliotekarzami – zatytułowanym „Szwecja czyta. Polska czyta” jest wiele ekwilibrystycznych porównań, ale najbardziej obrazowe przywołuje dwie postaci literackie – komisarza Kurta Wallandera z powieści Henninga Mankella, który ma w domu dużą bibliotekę i często pojawia się z książką. W zestawieniu z nim prokurator Szacki z cyklu Zygmunta Miłoszewskiego to „ćwierćinteligent”, czytający tylko akta spraw.

			Część publikacji dotycząca Polski przygnębia – ponury, bury obraz świata, zdominowanego przez samorządowców, męczących się nad problemami bibliotek, książek i kultury (Joanna Cichocka-Gula, wiceprezydent Sopotu). Nieprzemakalnych, którzy nie za bardzo rozumieją, że społeczeństwo oczytane, to społeczeństwo innowacyjne, kreatywne i bogate. Jak zły sen rozmówcy przywołują projekt ustawy „o stałych i regulowanych cenach”, popieranej przez Polską Izbę Książki – która „przetestowana” chociażby w Norwegii, wywindowała ceny w kosmos i zniszczyła wielu małych wydawców.

			Gdy nawet mamy urzędników rozsądnych i pomysły ciekawe, to – tu sięgnę do zbiorowego doświadczenia kilku moich znajomych – nagle słyszymy z ust osoby kierującej placówką kultury, deklarację, iż książek nie trzeba recenzować, nie trzeba ich czytać, ergo literatura jest zbędna. Tak automatyczne i samoistne wykluczenie z kręgu cywilizacji śródziemnomorskiej (bo czymże jest negacja książki?), powinno sprawić, że kamień płakałby krwią na kieleckim bruku. Lecz wszystko jest przecież, tylko – jak pisał poeta – kwestią smaku.

			Model szwedzki – który uczynił z literatury i praw do jej ekranizacji, jedną z najważniejszych dziedzin skandynawskiej gospodarki oraz kulturowy fenomen, opiera się na całkiem innych zasadach. Zacznijmy od ekonomii – „karuzeli i huśtawki” – tytuły bestsellerowe pozwalają na finansowanie publikacji ambitnych. VAT na książki został obniżony. Czytelnictwo w Szwecji było zawsze egalitarne i demokratyczne, bardzo powszechne w kręgach robotniczych, od kilku wieków wspierane przez kościół protestancki. Każda gmina ma ustawowy obowiązek utrzymywać bibliotekę z działem dziecięcym. W większości dzienników i tygodników minimum dwie strony muszą być przeznaczone na recenzje. Na spotkania z pisarzami (biletowane) przychodzą tłumy. Wreszcie zawód redaktora wydawniczego jest prestiżowy i cieszy się ogromnym szacunkiem.

			Literatura kraju Strindberga i Lagerkvista jest w Polsce bardzo popularna. W drugą stronę to nie działa. Stefan Ingvarsson (tłumacz) podsumowuje: Polska ma dobrych poetów, doskonałe książki ambitne i fantastykę oraz reportaż, ale nie ma tradycji pracy nad fabułą. W Polsce właściwie nigdy nie zaistniała powieść środka. Czasem tylko rozmówcy ze Sztokholmu czy Malmö upatrują problemu skandynawskiej literatury w jej sukcesie i dominacji kryminału oraz demokratycznej zasadzie, że można w dyskursie zignorować np. Homera.

		

		
			[image: 04.jpg]
		

	
		
			 

			Regres (Co czytają kielczanie?), Małgorzata Angielska

			 

		

		
			Z czytelnictwem w Kielcach nie jest dobrze. Wręcz dochodzi do regresu. Z roku na rok popularność bibliotek i antykwariatów odchodzi do lamusa. Nie tylko w stolicy województwa, ale w całym regionie świętokrzyskim. Niektórzy twierdzą, że winna jest tu technologia, obecność książek w wersji elektronicznej, a także to, że młodzi ludzie nie wiedzą od rodziców, opiekunów i rówieśników, jaką wartość w życiu każdego z nas ma lektura. 

			 

		

		
			Jeżeli pojawia się ekranizacja lub inscenizacja teatralna, uczniowie szkół każdego stopnia wolą je zobaczyć, niż poświęcić czas na czytanie. W rozmowie z pracownikami i kierownikami bibliotek usłyszałam bardzo niepokojące wypowiedzi: – Wie pani, z reguły do nas przychodzi albo młodzież, albo przedstawiciele starszego pokolenia, rzadko średniego. Zazwyczaj wypożyczają lektury szkolne, co zdarza się raz na jakiś czas, kobiety w mocno zaawansowanym wieku powieści autorstwa, np. Danielle Steel, panowie raczej publicystykę czy prasę, studenci podręczniki – słyszę w czytelni Wojewódzkiej Biblioteki Publicznej w Kielcach. 

			Podobne odpowiedzi padły w Pedagogicznej Bibliotece Wojewódzkiej w Kielcach, a także w filiach Miejskiej Biblioteki Publicznej czy w antykwariatach. Zakres tematyczny zdecydowanie się zawęził. Na pytanie, czy kielczanie sięgają po pozycje zmarłych w ostatnim okresie autorów, nastała cisza. Po chwili jedna z pań w bibliotece pedagogicznej odpowiedziała: – Ależ tak, zawsze jest zainteresowanie w takiej sytuacji. Ostatnio często czytana była Monika Szwaja („Dziewice, do boju!”) czy Stanisław Barańczak („Książki najgorsze i parę innych ekscesów krytycznoliterackich”), po jego twórczość ludzie często sięgają), Tadeusz Konwicki („Sennik współczesny”), a także Władysław Bartoszewski („1859 dni Warszawy”).

			Zainteresowaniem czytelników, a przede wszystkim czytelniczek cieszyła się Krystyna Siesicka, autorka słynnych powieści „Agnieszka”, „Zapałka na zakręcie” czy „Dziewczyna Mistrza Gry”. Mniejszy entuzjazm wzbudzał jeden z prekursorów skandynawskiego kryminału, Henning Mankell, znany z serii powieści o komisarzu Kurcie Wallanderze. Wśród często czytanych zmarłych autorów popularna stała się siostra Alexis z „Dynastii”, Jackie Collins. Wydarzenia w jej powieściach przeważnie miały miejsce w Hollywood, wśród ludzi bogatych i sławnych, uwikłanych w afery towarzyskie, intrygi i zdrady. Tego dowiaduję się w bibliotecznych filiach MBP.

			Z kolei na brak popularności w naszym regionie nie może narzekać Edgar Laurence Doctorow. Zaliczany do czołowych amerykańskich pisarzy, autor takich powieści jak „Ragtime”, „Witajcie w ciężkich czasach” i „Marsz”. Podobnie jest z brytyjską autorką prozy detektywistycznej, Ruth Rendell, która stworzyła postać inspektora Reginalda Wexforda, głównego bohatera popularnego cyklu detektywistycznego, a następnie serialu telewizyjnego. Jej książkę „Live Flesh” przeniósł na ekran Pedro Almodóvar – jako „Drżące ciało”.

			Zdaniem bibliotekarek największą popularność po śmierci zyskał Terry Pratchett, brytyjski pisarz fantasy i science fiction, najbardziej znany jako autor cyklu „Świat Dysku”. Inne jego dzieła to m.in. „Trylogia Johnny’ego Maxwella” i „Trylogia Nomów”. Współpracował także przy adaptacjach swojej twórczości na potrzeby sztuk teatralnych i gier komputerowych. Jego pierwsza powieść „Dywan” została opublikowana w 1971 r.

			Trudno jest podać średnią czytelnictwa w naszym regionie, jednakże wchodząc do czytelni, np. Wojewódzkiej Biblioteki Publicznej nie sposób nie zauważyć, że z reguły na końcu sali siedzą starsi czytelnicy książki i prasy, natomiast w czasie roku szkolnego głównie widać młodzież i studentów.

			Niektórzy młodzi ludzie chętnie dzielili się ze mną swoimi wrażeniami na temat literatury. Przeważnie odpowiadali, że interesuje ich groteska, ale też klasyka. Pierwsza pobudza wyobraźnię, daje swobodę w interpretacji, skłania, a nawet zmusza do myślenia, natomiast druga z nich podkreśla bogactwo języka, pomaga w interpretacji historii, pozwala na inne postrzeganie świata oraz odnajdują w tym prostotę życia. Pytam uczniów i studentów. Jak mówi Paulina Mackiewicz uczennica: – Niekoniecznie zaczynam interesować się twórczością po śmierci poety, to media przytłaczają nas popularnością tej osoby, szkoda, że dopiero wtedy. Intrygują mnie autorzy, za względu na tematykę prozy lub poezji, a nie fakt, że niedawno zmarli i nagle stają się popularni. Bartosz Jończyk zapytany o preferowanych autorów mówi: – Adam Mickiewicz, Rafał Wojaczek, Edward Stachura, Stanisław Ignacy Witkiewicz, Sławomir Mrożek, George Orwell, Wojciech Kuczok, Julian Tuwim, Konstanty Ildefons Gałczyński. Jeszcze mogę dodać do tego dwóch autorów moich ulubionych komiksów: Wojciech Stefaniec i Łukasz Bogacz. Dlaczego tacy autorzy? To dosyć proste. Po prostu sięgam po różną literaturę i jeżeli w jakiś sposób dzieło mnie wzruszy, zachwyci lub wstrząśnie mną, czy odnajduje siebie, albo też mój światopogląd, szukam kolejnych pozycji i badam ściślej technikę autora, świat przedstawiony, życie etc. co pozwala, oczywiście, lepiej zrozumieć twórczość.

			Karolina Mydłowska, studentka II roku filologii polskiej z menedżerem kultury twierdzi, że: – Najbardziej lubię literaturę fantasy (ale raczej nie science fiction i żadne wizje postapokaliptyczne), kryminały. Dlatego z autorów uwielbiam Neila Gaimana (mistrz!), Camillę Läckberg i Carlosa Ruiza Zafona. Na pytanie dlaczego wybiera taki rodzaj literatury, odpowiada: – Dzięki niej mogę oderwać się od świata i znaleźć się w całkowicie innej rzeczywistości (fantasy). Mam dość przygnębiających wiadomości z serwisów informacyjnych, dlatego wybieram lektury, które zapewnią mi rozrywkę (ale nie zawsze są one łatwe, proste i przyjemne). U Gaimana lubię różnorodność podejmowanych tematów, przebogatą wyobraźnię autora, pomysły, dowcip, ale jednocześnie mądrość oraz łatwość językową i nieograniczoność formy (powieści, opowiadania, komiksy, wiersze, poematy czy opowiadania w formie scenariusza filmowego). Zafona uwielbiam za tworzenie magicznej atmosfery, przenikanie się dwóch światów, opisy dawnej Barcelony oraz budowanie narracji, która wciąga na długie godziny i wypuszcza dopiero po zakończeniu lektury. Läckberg lubię za historie trzymające w napięciu (do końca nie jesteś pewny, kto może być mordercą), sympatyczną i dociekliwą bohaterkę jej cyklu – Erikę Falk oraz opisy życia w Szwecji. Wydaje mi się, że zawsze śmierć pisarza powoduje zwiększenie zainteresowania nim samym i jego twórczością. Ja skupiam się chyba szczególnie na lepszym poznaniu utworów danego autora, a o życiu czytam tylko najważniejsze informacje. Zapoznaje się z twórczością zmarłego pisarza dlatego, że lubię czytać, poznawać nowych autorów, różne style i konwencje.

			To, że każdy ma swój gust, jest oczywiste. Warto czytać i szukać nowych ścieżek literackich, uświadamiać tym, którzy nie czytają, jak wiele tracą.
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			Biblioteka UJK

		

		
			Fot. Paweł Chmielewski
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			Czytelnia dla najmłodszych – Wojewódzka Biblioteka Publiczna

		

		
			Fot. Paweł Chmielewski

			 

		

		
			 

			Sprzedaż w merlin.pl, grudzień 2015:

			1.	Eric Orton – „Niewiarygodny cel. Jak biegać świadomie”

			2.	Ryszard Bolesławski – „Aktorstwo. Sześć pierwszych lekcji”

			3.	David Lagercrantz –„Millennium. Co nas nie zabije”

			4.	Zbigniew Nienacki – „Pan Samochodzik i Niewidzialni”

			5.	Zbigniew Nienacki – „Pan Samochodzik i złota rękawica”

			6.	Harald Welzer – „Wojny klimatyczne”

			7.	Elisabeth Zoller – „A jednak... strzelę!”

			8.	„Angielski dla dzieci. Karty obrazkowe 100 pierwszych zadań”

			9.	„Angielski karty dla dzieci – czas wolny”

			10.	Hans Christian Andersen – „Baśnie”

		

		
			 

			Ranking Magazynu Literackiego „Książki”, grudzień 2015:

			1.	Paula Hawkins – „Dziewczyna z pociągu”

			2.	Małgorzata Musierowicz – „Feblik”

			3.	Anna Ficner-Ogonowska –„Czas pokaże”

			4.	Michel Houellebecq – „Uległość”

			5.	E.L. James – „Grey. Pięćdziesiąt twarzy Greya oczami Christiana”

			6.	David Lagercrantz – „Co nas nie zabije”

			7.	Jerzy Zięba – „Ukryte terapie”

			8.	Artur Górski, Jarosław Sokołowski – „Masa o bossach polskiej mafii”

			9.	Adam Wajrak – „Wilki”

			10.	Ewa Grzelakowska-Kostoglu – „Red Lipstick Monster. Tajniki makijażu”

		

		
			 

			Bestsellery księgarni empik, listopad 2015:

			1.	Paula Hawkins – „Dziewczyna z pociągu”

			2.	Artur Górski, Jarosław Sokołowski – „Masa o bossach polskiej mafii”

			3.	Małgorzata Musierowicz –„Feblik”

			4.	Dmitrij Głuchowski – „Metro 2035”

			5.	Jacek Piekara – „Ja, inkwizytor. Kościany galeon”

			6.	Ewa Grzelakowska-Kostoglu – „Red Lipstick Monster. Tajniki makijażu”

			7.	Johanna Basford – „Tajemny ogród. Rysuj, koloruj, przeżywaj przygody”

			8.	Zniszcz ten dziennik – „Keri Smith”

			9.	Johanna Basford – „Zaczarowany las. Koloruj, szukaj symboli, odkryj tajemnicę”

			10.	Anna Ficner-Ogonowska – „Czas pokaże”

		

	
		
			 

			Koran, fikcja historyczna i sport (Rola książki w krajach arabskich), Magdalena El Ghamari

			 

		

		
			Czy Arabowie czytają? Co czytają? Jak wyglądają tamtejsze biblioteki i czytelnie? Czy zachodni „świat książki” jest podobny do „świata arabskiego? Co czytają Arabowie najchętniej? Na te i inne pytania postaram się odpowiedzieć w niniejszym artykule.

			 

		

		
			Mimo, że większość populacji krajów arabskich to muzułmanie, nie należy stawiać znaku równości między terminami „świat arabski” i „świat islamu”, gdyż Arabowie stanowią zaledwie od 15 do 20% światowej populacji wyznawców islamu, a także dlatego, iż muzułmanie to duża część ludności państw niearabskich. Termin „świat arabski” w pewnym stopniu pokrywa się znaczeniowo, ale nie jest do końca synonimiczny z elastycznym pojęciem „Bliski Wschód”.

			Badanie ankietowanych osób jakie udało mi się przeprowadzić na potrzeby niniejszego artykułu, pokazało zbieżność z innymi obecnymi w świecie arabskim statystkami w związku z czytelnictwem.

			Na około 4 tysiące przebadanych osób – poprzez ankietę on-line – można wyszczególnić pewne trendy obecne w tym kręgu. Do najbardziej poczytnej literatury należą w świecie arabskim książki o tematyce religijnej oraz Koran. Kolejno to gazety codzienne (często sportowe) i magazyny polityczne.

			45% badanych przyznaje się do tego, że nie czyta, lub rzadko sięga po książkę w celach czytelniczych. 30% badanych osób zamieszkujących Jordanię, Liban, Algierię, najczęściej przyznawało się, że nigdy nie czyta żadnej książki. Kraje, gdzie czyta się najczęściej: Bahrajn, Egipt i Maroko, a następnie Irak i Zjednoczone Emiraty Arabskie. Najbardziej popularnym gatunkiem literackim, czytanym w świecie arabskim jest fikcja historyczna.

			Według Arab Thought Foundation arabskie dziecko czyta literaturę piękną przeciętnie przez sześć minut. W ciągu roku. W tym samym czasie dziecko zachodnie strawi nad książkami 12 tys. minut. A dorosły Arab czyta przeciętnie 1/4 strony rocznie (w tym samym czasie Anglosasi – 7-11 książek). Arabscy czytelnicy liczą sobie mniej więcej 4% czytelników brytyjskich. I o ile w Wielkiej Brytanii na jeden nowy tytuł przypada 500 osób, to w krajach arabskich – 12 tys.

			Jak wyglądają zatem biblioteki w krajach arabskich? Jak wygląda dostęp do książek zawartych w księgozbiorach? Osobiście na samym początku podzieliłabym biblioteki w krajach arabskich na dwie grupy, sugerując się kryterium finansowym, mianowicie: bogatych państw Zatoki Perskiej oraz biednych krajów arabskich.

			Do rozwoju bibliotek w regionie Zatoki Perskiej przyczyniło się stworzenie sieci komputerowych i pojawienie się Internetu. Kuwejt jako pierwszy kraj arabski uzyskał do niego dostęp w 1994 r. Pionierski w krajach arabskich system wyszukiwania on-line powstał w Arabii Saudyjskiej w 1980 r. W 1982 r. połączono sieci lokalne w jedną sieć KACSTNET – King Abdulaziz City for Science and Technology, która łączyła centra badawcze i biblioteki uniwersyteckie i umożliwiała dostęp do baz danych. W 1985 r. dzięki poparciu KACSTNET powstała GULFNET, przeznaczona dla wyższych uczelni i instytucji naukowych. Połączyła ona kilkanaście bibliotek i ośrodków informacji w Arabii Saudyjskiej i Kuwejcie. Była to pierwsza sieć komputerowa w krajach arabskich, łącząca społeczność akademicką.

			 

			Arabia Saudyjska

			Pierwszy uniwersytet w Arabii Saudyjskiej „King Saud University” powstał w 1957 r. w Rijadzie, stolicy kraju. Posiadał wówczas kadrę 9 nauczycieli i kształcił 21 studentów. Obecnie, na stan z 2015 r., w jego murach studiuje około 25 000 osób. W Arabii Saudyjskiej w tej chwili istnieje osiem uniwersytetów państwowych oraz wiele prywatnych instytucji szkolnictwa wyższego. W kraju ma miejsce ścisła segregacja płciowa, a kobiety praktycznie nie uczestniczą w życiu publicznym. Mimo tego spośród wszystkich studentów stanowią one ponad połowę kształcących się. Mogą studiować na pięciu uniwersytetach, które przyjmują studentów obu płci (m.in. w King Saud University) oraz w czternastu college’ach stworzonych specjalnie dla nich.

			Biblioteka King Saud University powstała w 1957 r. wraz z otwarciem College of Arts. Potem tworzono biblioteki innych college’ów, a wraz z wprowadzeniem prawa do nauki dla kobiet pojawiły się specjalne biblioteki dla nich (pierwsza w 1974 r.). W chwili obecnej biblioteka King Saud University składa się z biblioteki głównej „Prince Salman’s Central Library” oraz siedmiu bibliotek instytutowych. W tym znajdują się 2 biblioteki dla kobiet i 4 biblioteki medyczne. Biblioteki te obsługują ponad 64 000 studentów, pracowników i czytelników spoza uczelni. Centralna biblioteka mieści się w siedmiopiętrowym budynku o powierzchni 51 400 m2 i posiada 4400 miejsc dla czytelników. Dwie biblioteki dla kobiet mają odpowiednio 708 i 378 miejsc. Łącznie biblioteka główna i siedem bibliotek instytutowych mają 6194 miejsca dla użytkowników.

			Kolekcja obejmuje około 670 000 książek w ponad 1 353 000 woluminach, około 3000 tytułów periodyków, 21 000 manuskryptów, 11 000 dysertacji naukowych i ponad 20 000 materiałów audiowizualnych. 

			 

			Oman

			Biblioteka głównej uczelni wyższej składa się z Main Library oraz Medical Library (dla College of Medicine), a mieści się w trzypiętrowym budynku w centrum kampusu uniwersyteckiego. Tradycyjna separacja płci ma swój wyraz w architekturze całego kampusu, w salach wykładowych są oddzielne miejsca do siedzenia dla kobiet, a budynek biblioteki posiada osobne wejścia dla kobiet i mężczyzn.

			Na stronie www biblioteki zamieszczana jest lista nabytków, spis dysertacji naukowych w języku arabskim i angielskim dostępnych w bibliotece, a także lista wydawnictw ciągłych wraz z lokalizacją i zasobem. W bibliotece znajdują się kolekcje specjalne zawierające monografie na temat Omanu, publikacje różnych instytucji rządowych, artykuły dotyczące Omanu, które ukazały się w periodykach arabskich i angielskich, prace magisterskie i doktorskie na temat Omanu, mapy i plany miast Omanu itp. 

			 

			Bahrajn

			Biblioteka uniwersytecka składa się z czterech bibliotek: The Main Library, The Engineering Library, The Science and Information Technology Library, The Law Library oraz pięciu bibliotek specjalistycznych: American Studies Centre Library, French Studies Centre Library, Japanese Studies Centre Library, German Studies Centre Library, Centre for Transport and Road Studies Library. Łącznie biblioteki te posiadają miejsca dla około 1800 czytelników.

			Biblioteka posiada również kolekcje specjalne, udostępniane tylko na miejscu. Są to materiały dotyczące krajów arabskich, ze szczególnym uwzględnieniem Bahrajnu, a pochodzące z organizacji międzynarodowych, rządowych oraz centrów badawczych. Dokumenty w języku arabskim i innych językach zawierają publikacje University of Bahrain, Ligii Arabskiej, ONZ, Banku Światowego, Międzynarodowego Funduszu Walutowego i innych regionalnych i międzynarodowych instytucji. Kolekcje specjalne gromadzą także dysertacje naukowe studentów i pracowników University of Bahrain.

			Użytkownicy bibliotek posiadają dostęp do 23 elektronicznych baz danych oraz do książek elektronicznych. Ze strony www dostępna jest elektroniczna biblioteka, zawierająca pełne teksty artykułów z ponad 12 000 czasopism akademickich oraz ponad 38 000 książek elektronicznych w języku arabskim i angielskim. W bibliotekach znajdują się 192 terminale do użytku czytelników, którzy mogą korzystać ze źródeł w Internecie, wyszukiwać w katalogu bibliotecznym i bazach pełnotekstowych, mają dostęp do programów distance learning, wykładów, mogą używać edytorów oraz tworzyć prezentacje.

			Biblioteki oferują szkolenia dla użytkowników z zakresu korzystania ze zbiorów bibliotecznych oraz specjalistyczne szkolenia dla grup studentów dotyczące dostępności źródeł z ich dziedziny zainteresowań. Bibliotekarze dziedzinowi prowadzą kursy dla poszczególnych fakultetów, oferują osobiste konsultacje dla studentów, tworzą przewodniki on-line i bibliografie. 

			 

			Jemen

			Biblioteka Narodowa w Jemenie, położona jest w centrum Sany. Znajduje się w pobliżu placu Al-Tahrir i Muzeum Wojskowego w Jemenie. Ma bogaty zbiór książek w języku francuskim i angielskim na temat Jemenu. Na przełomie 2010/2011 roku dobudowano nowe budynki biblioteki, dzięki dotacjom rządu chińskiego w wysokości 30-40 mln dolarów. 

			Biblioteka, jak można odczytać na jej stronie www – „zaspokaja potrzeby swoich studentów”. Wszystkie książki akademickie, leksykony i monografie posiadają aktualne spisy. Studenci mogą wypożyczyć maksymalnie dwie książki jednorazowo, prezentując swój identyfikator. Każda książka powinna zostać zwrócona w terminie dwóch tygodni od daty jej wypożyczenia. Wszystkie książki w bibliotece są aktualizowane. Biblioteka posiada podział na część damską i męską.

			Biblioteki w rejonie państw Zatoki Perskiej powstały stosunkowo niedawno. Najstarsza w 1957 r., a najmłodsza w 1986 r., ale realizują one wszystkie funkcje nowoczesnych bibliotek akademickich. Są instytucjami w pełni zautomatyzowanymi, z dostępem do OPAC oraz wielu arabskich i zagranicznych baz danych. Ze źródeł elektronicznych w większości bibliotek korzystać można zarówno w sieci bibliotecznej, jak również z dowolnego komputera poza kampusem po uprzednim zalogowaniu się. Strony internetowe bibliotek informują nie tyko o strukturze organizacyjnej i kolekcji, ale oferują ponadto usługi on-line np. formularze zapytań do bibliotekarza, propozycji zakupu nowych tytułów, wypożyczeni bibliotecznych, rezerwacji szkoleń dla użytkowników.

			Problemem bibliotek jest niedostateczna liczba profesjonalnej kadry. Większość wykwalifikowanego personelu w bibliotekach krajów Rady Współpracy Zatoki pochodziła głównie z Indii, Pakistanu, Egiptu, USA i Wielkiej Brytanii. W edukacji bibliotekarzy dominuje północnoamerykański i egipski model kształcenia, a wiele uczelni w regionie oferuje tylko studia licencjackie w zakresie bibliotekoznawstwa i informacji naukowej. W związku z brakiem koedukacji biblioteki ponoszą podwójne koszty w wyniku dublowania zbiorów i usług bibliotecznych. Oddzielne biblioteki dla kobiet i mężczyzn istnieją w King Saud University w Arabii Saudyjskiej, na uniwersytetach w Katarze, Kuwejcie i Zjednoczonych Emiratach Arabskich. W pozostałych instytucjach wydzielono specjalne strefy dla kobiet, by uniknąć podwójnych kolekcji. Mimo pewnych trudności dynamiczny rozwój państw Rady Współpracy Zatoki, związany z istnieniem przemysłu naftowego i osiąganymi z tego tytułu zyskami, rysuje optymistyczne perspektywy dla przyszłości zarówno szkolnictwa wyższego, jak i bibliotek uniwersyteckich krajów arabskich Zatoki Perskiej.

			Biblioteki w biedniejszych krajach takich jak Jemen czy Sudan mają mniej liczne zbiory i niestety infrastruktura biblioteczna nie dorównuje tym z rejonu Zatoki Perskiej. Ponadto często są to kraje targane konfliktami zbrojnymi, co powoduje, że obszary te nie zajmują się czytelnictwem, a jedynie zapewnieniem bezpieczeństwa swoim obywatelom.

			 

			*Autorka jest doktorem nauk społecznych, pracownikiem dydaktycznym Uniwersytetu w Białymstoku.
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			Biblioteka Główna uniwersytetu w Omanie.

			Fot. z archiwum autorki
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			Królewski Uniwersytet w Rijadzie, Arabia Saudyjska

			Fot. z archiwum autorki
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			Biblioteka w Jemenie, Sana

			Fot. z archiwum autorki
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			Pchli targ ratuje krainę Azteków (Czytelnictwo w Meksyku), Lisandro Villegas Palacios

			 

		

		
			W Meksyku czytanie nie jest ani tak powszechne, ani tak popularne jak w innych krajach iberyjskich. Bez porównania niższe niż w Hiszpanii. Meksykanie... lub może raczej, wielu spośród nich, nie lubi czytać. Problemem nie jest ekonomia czy brak dostępu do słowa pisanego. Nie czytają. Tak po prostu.

			 

		

		
			Ta mniejszość czytająca chciałaby to robić, lecz często jest pozbawiona możliwości. Powodów jest wiele: ubóstwo, analfabetyzm, zacofanie edukacyjne, lub brak bibliotek publicznych. Wyłania się nam z tego bardzo ponury obraz, choć może nie do końca... Istnieją (wąskie) grupy społeczne, które mają możliwość dostępu do książki i z tego dostępu korzystają. 

			W środowisku akademickim czytają (bo czytać muszą) zarówno studenci jak i wykładowcy. W największych miastach (najczęściej przy uczelniach) istnieją nieźle zaopatrzone księgarnie (najczęściej posiadające filie w mniejszych ośrodkach w całym kraju). Szacuje się, że cena książki w Meksyku jest bardzo wysoka w stosunku do średnich dochodów. Większość społeczeństwa uważa kupno książki za zbędny luksus. Stąd bardzo powszechne są zakupy „z drugiej ręki”, zwłaszcza wśród biedniejszych uczniów i studentów. Ceny egzemplarzy w księgarniach są bardzo wysokie więc klienci oczekują na promocje. Te są zależne np. od pory roku, ilości kupionych egzemplarzy, stali klienci uzyskują rabaty. Często organizowane są aukcje lub nawet sprzedaż wiązana.

			W środowisku akademickim najczęściej korzysta się z bibliotek uniwersyteckich. Największym problemem, na który trafiają zarówno naukowcy jak i studenci jest brak dodruków niezbędnych podręczników, zaledwie kilka egzemplarzy danego tytułu w bibliotekach i przetrzymywanie książek w nieskończoność przez niektórych czytelników. Pozostają oczywiście jeszcze biblioteki publiczne, ale panuje tam tłok, katalogi są nieaktualne, a zbiory znacznie uboższe.

			Książki można kupić również na pchlim targu. Tak robią niezamożni czytelnicy. Wydawnictwa leżą wśród używanych ubrań, narzędzi, zabawek, mebli. Często uszkodzone, o zatartych tytułach, nieznanego autorstwa i w bardzo niskich cenach. Zaletą pchlego targu jest to, że można tam znaleźć również stare, rzadkie wydania.

			Dość powszechną zasadą jest kupowanie (przez właścicieli sklepów) całych prywatnych bibliotek. Używane książki są sortowane, wyceniane i wystawiane do sprzedaży na zewnątrz budynku. Ceny na takich wyprzedażach nazwałbym „średnimi”. Ich zaletą jest przede wszystkim możliwość odszukania egzemplarzy nakładów już wyczerpanych, a nawet kupno nowości po cenach przystępnych. Pasjonaci godzinami przeszukują te zbiory. Najstarsze i najcenniejsze egzemplarze zamykane są w gablotach, do których dostęp ma tylko sprzedawca.

			Nowym sposobem na uzupełnienie zbiorów są aukcje, sprzedaż i wymiana książek za pośrednictwem sieci społecznościowych. Członkami grup są najczęściej studenci. Szybkość, dostępność stoją za sukcesem tej formy wspomagania czytelnictwa. Coraz więcej osób zaczyna korzystać z tej alternatywnej formy wymiany (zakupu) wydawnictw. Podsumowując – czy to w księgarni, czy w bibliotece czy w sieciowej grupie znajomych, czytelnik w Meksyku zawsze znajdzie sposób na znalezienie książki, która go interesuje.

			 

			*Autor jest historykiem, pracuje jako przewodnik w Interaktywnym Muzeum Ekonomii i Bankowości w Mexico City.
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			Fot. Lisandro Villegas Palacios

			 

		

		
			 

			Lista bestsellerów w Meksyku (I półrocze 2015):

			1.	Gabriel Garcia Marquez – „Sto lat samotności”

			2.	John Green – „19 razy Katherine”

				(druga powieść amerykańskiego przedstawiciela gatunku “young adult fiction”)

			3.	E.L. James –„50 twarzy Greya”

			4.	Jorge Zapeda Patterson – „Milena”

				(meksykański laureat Nagrody Premio Planeta 2014)

			5.	Hector Aguilar Camin – „Pożegnanie rodziców”

				(utwór meksykańskiego historyka i dziennikarza)

			6.	Jenny Han – „Do wszystkich chłopców, których kochałam”

				(zbiór wyimaginowanych listów amerykańskiej autorki literatury romansowej)

			7.	Roberto Wong – „Paris D.F.”

				(reedycja książki meksykańskiego pisarza, laureata Nagrody Doss Passosa)

			8.	Lisa Genova – „Zawsze Alicja”

				(debiutancki utwór amerykańskiej pisarki z 2007 r.)

			9.	Jorge Saramago – „Halabardy”

				(ostatni, pośmiertnie wydany utwór portugalskiego noblisty)

			10.	Gonzalo Celorio – „Metal i żużel”

				(zbiór esejów meksykańskiego krytyka literackiego)

		

	
		
			 

			Mary przeszłości (Janusz Anderman „Czarne serce”), Michał Siedlecki

			 

		

		
			Ostatnio na naszych półkach księgarskich pojawiła się najnowsza powieść Janusza Andermana pod wielce symbolicznym tytułem „Czarne serce” (2015). Utwór ten – stanowiący literacką próbę oceny najnowszych dziejów Polski – świetnie oddaje mroczny stan ludzkiego ducha w naszym kraju, znaczonym wymownie – w jego ostatnim trzydziestoleciu – przez dwie skrajnie różne, acz paradoksalnie dość podobne do siebie, tragedie społeczne: stan wojenny i katastrofę smoleńską. 
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			Janusz Andermani

			Czarne serce

			280 s. ; 21 cm

			Kraków : Wydawnictwo Literackie, 2015

			821.162.1-3 

			 

		

		
			Janusz Anderman (Włoszczowa, świętokrzyskie, 1949) – prozaik, dziennikarz, felietonista „Gazety Wyborczej”, tłumacz literatury czeskiej, reżyser, autor scenariuszy filmowych, sztuk teatralnych oraz słuchowisk radiowych – to autor blisko dwudziestu książek, między innymi powieści „Gra na zwłokę” (1979), „To wszystko” (2008), jak też opowiadań „Brak tchu” (1983). Jego powieść „Cały czas” uzyskała nominację do Nagrody Literackiej „Nike” (2007). Na jej podstawie Janusz Morgenstern nakręcił obraz „Mniejsze zło” (2009). Z kolei zbiór opowiadań Andermana „Kraj świata” (1988) zainspirował Marię Zmarz-Koczanowicz do wyreżyserowania satyrycznego filmu pod tym samym, co powyższa książka tytułem (1994). Warto w tym miejscu szczególnie podkreślić, że „Czarne serce” – najnowszy utwór tego pisarza – odznacza się również – poza dużymi walorami literackimi – rozbudowaną warstwą dialogową oraz pełną dynamicznych sekwencji, wyrafinowaną i nielinearną fabułą, którą można z powodzeniem przenieść na „duży ekran”.

			Powieść „Czarne serce” składa się z trzydziestu mini-rozdziałów, zaznajamiających nas z historią jej protagonisty o imieniu Antoni – Polaka pracującego dla francuskiego tygodnika, który po zgoła dwudziestu latach emigracji wraca na łono swojej ojczyzny, dotkniętej traumą katastrofy smoleńskiej. Śledząc wspomnienia głównego bohatera tego utworu, dowiadujemy się o jego opozycyjnej działalności w stanie wojennym, za którą został internowany w Białołęce oraz o uniewinnieniu go – już w wolnej Polsce – przez ówczesny sąd drugiej instancji za rzekome morderstwo na swojej dziewczynie Wandzie. Wzburzony oszczerstwami i ciążącym nad nim fatum, wyjeżdża do Francji. To jej czytelnikom zdaje on posępną relację z kwietniowych wydarzeń 2010 roku w Warszawie: […] Z knajpy naprzeciw Pałacu Prezydenckiego […] wychodzą zaciekawieni goście i przyglądają się obrońcom krzyża […]. Obrońcy mają ręce jak skrępowane kajdankami; to ciasno zwinięte różance. Gapie […] naigrywają się z nich chaotycznymi błyskami fleszy. 

			Najnowsza powieść Andermana przestrzega więc dobitnie polskiego czytelnika przed marami rodzimej historii, które stale powracają do naszej ojczyzny pod wielce okrutnymi postaciami: nienawiści, wstecznictwa oraz ksenofobii. To doskonałe literackie studium dzisiejszych czasów, dla których opisane tutaj wydarzenia warszawskie są jedynie tłem szerszych procesów społecznych w destabilizującej się wciąż Europie.

		

	
		
			 

			W stronę poetyckiego praźródła (Szczęsny Wroński „Czas rozpocząć”), Michał Siedlecki

			 

		

		
			Niedawno ukazał się na rodzimym rynku wydawniczym najnowszy zbiór wierszy autorstwa Szczęsnego Wrońskiego zatytułowany „Czas rozpocząć” (2015). To jedenasta, kolejna po „Konsultantach” (2014) książka owego artysty, w treści której pisarz stosuje – jak słusznie zauważa Marcin Kania – swoistą ideę prowadzenia dialogu za pośrednictwem własnej poezji. W tym przesiąkniętym dyskursem dialektycznym tomie poety, przeglądają się na przemian nasze codzienne traumy oraz nadzieje. 
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			Szczęsny Wroński

			Czas rozpocząć

			52 s. ; 21 cm

			Kraków : Wydawnictwo i Drukarnia Tercja, 2015

			821.162.1-1

			 

		

		
			Szczęsny Wroński – pochodzący z Żywca poeta, prozaik, aktor, reżyser, performer i animator kultury – należy aktualnie do Stowarzyszenia Pisarzy Polskich. Od wielu lat jest on twórczo związany z Krakowem (Teatr STU, prezes Krakowskiego Oddziału Związku Literatów Polskich: 2005–2009) oraz z Kielcami. Jego powieść „Wolna miłość” (2000) zdobyła nagrodę na I Ogólnopolskim Konkursie Literackim im. Mikołaja Reja z Nagłowic w 1998 roku. Najnowszy tom Wrońskiego zatytułowany „Czas rozpocząć” ma zresztą – według mnie – wszelkie artystyczno-estetyczne zadatki ku temu, by ubiegać się w najbliższym czasie o najważniejsze krajowe trofea literackie. W ten sposób sukces prozatorski pisarza sprzed prawie osiemnastu lat, zostałby powtórzony symbolicznie na jego poetyckiej niwie.

			Zbiór „Czas rozpocząć” składa się z czterdziestu jeden wierszy. W tytułowym liryku poety dostrzegamy w głównej mierze literackie zmagania Wrońskiego z „demonami” spod znaku degeneracji oraz deformacji, które zainfekowawszy jego proces twórczy, wprawiły go w iście metafizyczny stan grafologicznego kosmosu i zagubienia. Poeta jest tu jednak orędownikiem nowego początku. Panaceum na swoje zagubienie odnajduje on w relacjach rodzinnych: na szczęście moja córeczka Agnieszka/ zobaczyła co się święci i dzięki jej staraniom/ na nowo podjąłem trud nauki pisania. Z kolei w przewrotnym wierszu „Gdybym”, pisarz pokazując nam świat na opak, celnie tropi absurdy dookolnej rzeczywistości. W podobnej tematyce utrzymany został zresztą tekst „Siedem par zdań pytajnych”. Natomiast w utworze „Kto?!” refleksy z nieodległej przeszłości Polski współwystępują ze zjawiskami społecznymi, charakterystycznymi dla tak zwanej epoki ponowoczesności. W wierszu „Zrozumieć psa” komizm, ironia i dociekania natury literacko-filozoficznej towarzyszą reminiscencjom artysty na temat jego ukochanego psa o imieniu Azja. Wątki apokaliptyczne odnajdziemy zaś choćby w lirykach zatytułowanych: „Wieczny Londyn” oraz „Życie trąd wieczny”.

			Wroński skupia się przede wszystkim w swoim ostatnio wydanym zbiorze liryków na poetyckiej próbie powrotu do praźródła zaginionych słów, do literackiej prima materia, dzięki której pragnie on powoływać z mroku kształtów nieśmiertelne twory kultury. To niezmiernie erudycyjna i nietuzinkowa twórczość, która stale uczy, ciekawi oraz inspiruje.

		

	
		
			 

			Żywioły Radka Nowakowskiego (Najnowsze książki artystyczne z „Liberatorium” Radosława Nowakowskiego), Agnieszka Kozłowska-Piasta

			 

		

		
			Pomysły, spostrzeżenia i refleksje przekłada na język wyjątkowych książek. Nie tylko je wymyśla i pisze, ale składa, projektuje, rysuje, drukuje i oprawia. Integralne dzieła to – jak sam mówi – kolejne części „NIEOPISANIA ŚWIATA”. Cztery nowe, a właściwie cztery i pół, ujrzały światło dzienne w ciągu ostatnich 2-3 lat.

			 

		

		
			Próżno ich szukać w księgarniach, ale nie wolno ich nie zauważyć. Zwłaszcza, że ich autor, Radosław Nowakowski, mieszka niedaleko Bodzentyna, w Dąbrowie Dolnej i właśnie tam, w swoim domu, na strychu, w wydawnictwie Liberatorium, tworzy kolejne dzieła. 

			 

			Świat

			„Tuleja” – zrolowana, 6-warstwowa, teleskopowa książka. 

			Każda linijka to jedno zdanie logicznie wynikające ze zdania poniżej i powyżej. Dlatego każdą kartkę--warstwę można czytać w kółko, dosłownie, z góry na dół i z dołu do góry. – To wyjątkowy przypadek; zawsze wszystko wymyślam jednocześnie. Pomysł książki w kształcie tulei pojawił się jako projekt jakiegoś katalogu kilka lat temu. Zrezygnowałem z niego, bo był zupełnie niepraktyczny. Odstawiłem model na półkę. Czekał. Pusta książka-rulon. Aż wreszcie któregoś dnia wypełniła się opisem świata tulejowego – wyjaśnia Radosław Nowakowski. Świat płaski w formie „rozprostowanego globusa”, czyli mapy, Nowakowski opisał już wcześniej. To 24. część „Nieopisania świata”. Wtedy dał czytelnikom wybór: olbrzymią mapę można było zgnieść w kulę z powrotem przypominającą globus. Nic dziwnego, że w kolejnych etapach podróży mentalnej Nowakowski opisuje inne mniej lub bardziej abstrakcyjne i absurdalne warianty przestrzeni świata. Co po tulei? – Remontując starą szopę zauważyłem, że deski przybijane poziomo na zakładkę przekształcają ścianę w poliniowaną stronę. To baza do opisu świata graniastego. Kilkanaście lat temu pisałem książkę na ścianach Hali 1000 Ton w starej fabryce Norblina w Warszawie. Wtedy pisałem wewnątrz, teraz będę pisał na zewnątrz. Teraz cały budynek stanie się książką. Niewielka szopa zamieni się w bookszopę. Oczywiście, jeśli mi się uda to zrobić, a jeśli tak, to może powstaną jakieś graniastosłupowe miniaturki bookszopy. Jeśli nie, to szopa dalej będzie tylko szopą – opowiada artysta.

			 

			Żywioły 

			W swoich nowych książkach Nowakowski pochylił się także nad żywiołami, podstawowymi składnikami materialności, gwarantem istnienia rzeczy: – Jak Parmenides i inni poprzednicy Sokratesa pytam o rzeczy fundamentalne. Na przykład: czy nic ma jakieś właściwości? czy może istnieć coś, czego nie ma? Myślę, że wiele sporów wynika właśnie z braku odpowiedzi na te podstawowe pytania. Żonglujemy terminami, pojęciami, nazwami nie wiedząc zupełnie co się za nimi kryje, lub znając je bardzo powierzchownie, dopasowując definicje do własnych potrzeb i ciasnych horyzontów. Dobrze byłoby zagłębić się w nie, spróbować dotrzeć do ich sedna. Być może udałoby się uniknąć wielu konfliktów. Wiem, że to bardzo naiwna perspektywa, jakże jednak kusząca.

			„Cztery rzeczy o wodzie” – niebieska książka, z tekstem „w stylu lekko falującym”, ręcznie oprawiona, w pudełku z surowej tektury. 

			Jeden z czterech żywiołów, podstawowy element życia i materialności, składnik, bez którego świat nie mógłby istnieć stał się dla Nowakowskiego pretekstem do rozważań natury abstrakcyjnej. – Książka składa się z czterech części. „Akwagrafia” to traktat o pisaniu na wodzie, „Akwafonia” o graniu na wodzie, „Akwatura” o budowaniu z wody, „Lingua Aqua” o języku wody – wyjaśnia autor. – Pierwszy z tekstów zaistniał samodzielnie jako wydawnictwo okolicznościowe z okazji otwarcia hotelu Bristol Art & Spa w Busku--Zdroju i stał się zaczynem całej serii tekstów o żywiołach. 

			„6/7 rzeczy o drewnie” – papier pakowy „drewniany”, tekst złożony czcionką „drewnianą”, oprawa ręczna, pudełko nie z drewna, lecz z surowej tektury.

			W niektórych kulturach wschodnich drewno i metal traktowane są jak żywioły, na równi z ogniem, ziemią, powietrzem i wodą. Książka ma strukturę fraktalną. Poszczególne rzeczy traktują o drzewie, pniu, gałęziach, patykach, klockach, wiórach i trocinach. Część ostatnia jest niekompletna, a właściwie ułamkowa, stąd ułamek w tytule. 

			– Drewniane stemple zrobiłem wiele lat temu. Wyciąłem je z uschniętego konaru jabłonki w moim zdziczałym sadzie. Kształt liter zależy od przekroju gałęzi; ich kontur jest taki, jaki jest zewnętrzny obrys klocka, z którego zostały wycięte. Teraz udało mi się te drewniane czcionki przekształcić w komputerowy font. Udało się także zachować, przynajmniej częściowo, ich „drewniany” charakter – zdradza tajemnicę tworzenia książki Nowakowski. Czy tutaj autor ma plany? – Następny będzie ogień. Jestem palaczem w naszej domowej kotłowni. Książka będzie obejmowała jeden sezon grzewczy, a jej bohaterem będzie kocioł centralnego ogrzewania. I wszystko, co się wiąże z paleniem w piecu. Jesteśmy dopiero w połowie sezonu, więc na książkę trzeba będzie poczekać – zapowiada artysta. – A dalej? Powietrze. Ziemia. Może metal. Lecz przede wszystkim plastik... Chyba, że pojawi się coś o czym teraz nie mamy najmniejszego nawet pojęcia.

			 

			Metafora?

			„Koncert chromatyczny” – wąskie bloki tekstu układają się jak czarne klawisze pianina. Niektóre egzemplarze drukowane są na kilkudziesięcioletnim papierze kredowym w dotyku i w kolorze przypominającym klawiaturę starego instrumentu.

			To opowieść o kimś kto postanawia zagrać wszystkie możliwe skale we wszystkich możliwych kombinacjach mając do dyspozycji siedem oktaw czyli 85 klawiszy pianina. Jak to zrobić, by nie pominąć żadnego układu? Po wyczerpaniu wszystkich układów w ramach pełnej oktawy, „odejmuje” jeden klawisz. A potem dwa. Aż do... – To granie staje się metaforą nie tyle życia, co funkcjonowania świata, tak jak sam instrument jest swojego rodzaju modelem tegoż świata, lub wszechświata. Rodzice kupili pianino chyba zaraz po moim urodzeniu, bo ono jest ze mną odkąd pamiętam. Starzeje się razem ze mną. Trochę się rozstroiło, klawiatura się nieco rozklekotała, tu i tam coś skrzypi, stuka, piszczy. Zupełnie jak ja – opowiada Nowakowski.

			 

			Kury

			Ta książka zupełnie go zaskoczyła. – Nie wiedziałem co kupić pod choinkę trzyletniemu wnukowi mojego brata. I pomyślałem: zrobię mu książeczkę. Najpierw zebrałem swoje stare różne wierszyki, ale jakoś do siebie nie pasowały. Zacząłem więc pisać nowe. O kurach. Nie wiem dlaczego o nich. Sam bazgrzę jak kura pazurem. Więc i książka złożona jest czcionką, którą nazwałem kurysywa, bo literki pochylone są w różne strony. Powstało 11 wierszy, ale chyba dopiszę jeszcze kilka. W zasadzie to jest dopiero prototyp książki. Taka książka w połowie. Zrobiłem trzy egzemplarze. Każdy trochę inny. Na pewno więc nie jest to wersja ostateczna. To dziwne, ale przestały do naszego ogrodu przychodzić kury sąsiadów. Czyżby się obraziły? – podsumowuje.

			 

			Sława?

			- Jakoś niekoniecznie wyobrażam sobie swoje książki w księgarniach. Kiedyś bardzo chciałem je tam zobaczyć. Teraz chyba już nie. One chyba się do tego nie nadają. Mają być takie, jakie mają być. I takie właśnie są. Nikt im niczego nie będzie narzucał. Są niezależne i wolne. To najważniejsze.

			 

			Książki i ich autor czekają na: www.liberatorium.com

			 

			 

		

		
			Fot. Radosław Nowakoski
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			„Drewno”
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			„Woda”

			 

		

	
		
			 

			Co po X-menach? (Historia i rola edukacyjna komiksu dziecięcego w Polsce), Artur Wabik

			 

		

		
			Po roku 1989 komiks w Polsce przez długi czas skierowany był przede wszystkim do odbiorców dorosłych. Choć pierwsza połowa ostatniej dekady XX wieku upłynęła pod znakiem komiksów superbohaterskich, to z czasem ich popularność zaczęła maleć. Podstarzałe przedruki z USA dosyć szybko znudziły czytelników, ale zdążyły wychować pokolenie dzisiejszych trzydziestolatków.

			 

		

		
			W 1997 r. TM-Semic zakończył publikację bardzo popularnej jeszcze kilka lat wcześniej serii „X-men”. Jesienią 1999 r. wydawnictwo Egmont Polska uruchomiło Klub Świata Komiksu – linię z kolejnymi tomami „Thorgala” (dla odbiorcy starszego). Od tego momentu, poza ukazującym się raz w tygodniu „Kaczorem Donaldem”, polski rynek komiksowy nie miał w zasadzie nic do zaoferowania najmłodszym czytelnikom.

			W ciągu kolejnej dekady zdążyło dorosnąć całe pokolenie, które z komiksem w zasadzie nie miało w dzieciństwie styczności. Tymczasem rynek komiksowy uległ licznym przeobrażeniom – z wydawnictw aktywnych w latach 90. pozostał na nim jedynie Egmont, zaś mnożące się w zastraszającym tempie mniejsze oficyny zaczęły dostrzegać problem niewystarczającego dopływu nowych czytelników. Już kilka lat wcześniej komiks na stałe zagościł na łamach opiniotwórczych tygodników, telewizji i Internetu, stało się więc jasne, że przyczyną problemu jest brak odpowiedniej komiksowej edukacji. Kluczem do poszerzenia przyszłej grupy odbiorców komiksu dla dorosłych było stworzenie atrakcyjnej oferty dla dzieci. Drugim impulsem do rewitalizacji komiksu dziecięcego w Polsce było zmęczenie polskich twórców dotychczasowym modelem współpracy z wydawcami. Ze względu na niskie honoraria i długie terminy płatności, z roku na rok powstawało coraz mniej autorskich albumów. Ponadto pokoleniową dziurę zaczęli dostrzegać nie tylko wydawcy, ale także autorzy, którzy w międzyczasie sami doczekali się dzieci. Najważniejszą zmianą w profilu wydawniczym oficyn niezależnych stało się więc wprowadzenie stałych serii dla dzieci, mających wypełnić lukę rynkową pomiędzy komercyjnymi komiksami Disneya czy Hasbro, wydawanymi przez Egmont Polska, a wysublimowanymi graficznie i fabularnie albumami dla dorosłych.

			W 2013 r. wydawnictwo Kultura Gniewu uruchomiło linię komiksów dla dzieci pod nazwą „Krótkie Gadki!”. Seria ta zadebiutowała wiosną dwoma komiksami: „Norką zagłady” Tomasza Samojlika (będącą kontynuacją „Ryjówki przeznaczenia” z 2012 r.) oraz pierwszym zeszytem przygód Misia Zbysia, „Lis, ule i miodowe kule”. Jednak dopiero jesienią tego samego roku, przy okazji Międzynarodowego Festiwalu Komiksu i Gier w Łodzi, pojawił się pierwszy większy pakiet albumów, na który złożyły się: trójwymiarowy „Jaś Ciekawski” Matthiasa Picarda (do albumu dołączone są dwie pary okularów trójwymiarowych, aby umożliwić rodzicom wspólną lekturę z dziećmi), nagrodzona przez Polską Sekcji IBBY za ilustracje i projekt graficzny „Prawdziwa Bajka” Mikołaja Łozińskiego i Marty Ignerskiej, oraz „Wilk, pies i owce” Przemysława Wechterowicza, zilustrowany przez Bartosza Minkiewicza (znanego przede wszystkim ze współautorstwa przygód Wilqa). Ostatnie dwie pozycje to tzw. „picturebooks” będące hybrydą komiksu i klasycznej książki ilustrowanej. Uruchomienie „Krótkich Gadek!” zbiegło się w czasie z imprintem poznańskiego wydawnictwa Centrala pod nazwą „Centralka”. Także tę serię zainaugurował komiks Tomasza Samojlika, „Bartnik Ignat i skarb puszczy”, zaś wkrótce później ukazał się pierwszy tom fenomenalnej serii o Hildzie autorstwa Luke’a Pearsona (jak dotąd na rynku są dostępne trzy albumy: „Hilda i Troll”, „Hilda i Nocny Olbrzym”, „Hilda i Ptasia Parada”.)

			Z końcem 2013 r. największy wydawca komiksów w Polsce, Egmont Polska, zachęcony sukcesem mniejszych oficyn ogłosił pierwszą edycję konkursu na komiks dziecięcy im. Janusza Christy. W wyniku tego przedsięwzięcia w kolejnym roku ukazało się aż pięć albumów: „Kubatu. I tak nie uwierzysz!” Jakuba Sytego i Przemysława Surmy, „Tomek i Jacek. Piraci z Lua Lua” Michała Chojnackiego i Jakuba Grocholi, „Lil i Put. Jak przelać kota do kieliszka?” Macieja Kura i Piotra Bednarczyka, „Rysiek i Królik. W szortach” Łukasza Piotrkowicza, Krzysztofa Budziejewskiego i Katarzyny Urbaniak oraz „Wszystko będzie dobrze” Januarego Misiaka. Cztery pierwsze tytuły zostały przedstawione czytelnikom jako albumy startowe nowych serii. Jeśli dodać do tego kolejną porcję „Krótkich Gadek!”: „Ucztę u królowej” Rutu Modan, drugi tom przygód Misia Zbysia, „Złoty Sokół Teksański”, wznowienia albumów Samojlika, oraz „Łaumy” Karola Kalinowskiego, to rok 2014 przyniósł po raz pierwszy od lat tak obszerny pakiet komiksów dla dzieci na wysokim poziomie. Wisienką na torcie był album „88/89” Michała Rzecznika i Przemysława Surmy wydany przez Widnokrąg w 25. rocznicę upadku Muru Berlińskiego. Autorzy robiąc komiks dla dzieci w wieku 10-12 lat zdołali uniknąć dydaktyzmu, lecz nie poprzestali wyłącznie na barwnych anegdotach. Wydarzenia lat przełomu opowiedzieli jak tło dużo ważniejszej, uniwersalnej opowieści o dorastaniu. 

			Jesienią 2015 r. w Egmoncie ukazały się kolejne albumy z serii rozpoczętych rok wcześniej. Jako pierwsze kontynuacji doczekały się „Kubatu” oraz „Lil i Put”, w przygotowaniu są drugie części „Tomka i Jacka” oraz „Ryśka i Królika”. Wydawnictwo płaci zaliczki i wymaga terminowego dostarczania materiałów do druku. Autorzy, z którymi rozmawiałem, przyznają, że po raz pierwszy w życiu mają poczucie, że są traktowani przez wydawcę poważnie. W drugiej edycji konkursu im. Janusza Christy nagrodzone zostały „Niezła draka, Drapak! Puść to jeszcze raz” Sztybora i Kaczkowskiego oraz „Malutki lisek i wielki dzik. Tam” Bereniki Kołomyckiej, które także należy traktować jako albumy startowe. Oznacza to, że efektem pierwszych dwóch odsłon konkursu jest aż sześć serii komiksowych, które przez lata będą bawić najmłodszych czytelników. 

			Komiksem dziecięcym, choć raczej klasycznym, coraz bardziej interesują się wydawnictwa książkowe. Od 2008 r. wydawnictwo Nasza Księgarnia wydaje zebrane komiksy o Fistaszkach Charlesa Schulza, w tłumaczeniu Michała Rusinka. Dotąd ukazało się 13 potężnych (ponad 300 str.) tomów obejmujących paski powstałe w latach 1950-1976, zaś przed nami kolejne. Wiosną 2015 r. nakładem oficyny Ene Due Rabe ukazał się pierwszy z pięciu tomów kompletnego wydania komiksów prasowych o Muminkach, z lat 1954-1959. Wedle zapewnień wydawcy, już za moment będziemy mogli cieszyć się kolejnym. W ubiegłym roku Znak wznowił komiks Joanna Sfara „Mały Książę” na podstawie słynnej książki Antoine’a de Saint-Exupéry’ego, zaś nowo powstałe wydawnictwo Znakomite rozpoczęło edycję serii „Merlin” do której Sfar pisze scenariusze (rys. José-Luis Munuera). Wydawcy książkowi ostrożniej podchodzą do komiksów rodzimych twórców. Pomimo to zachęcony sukcesem komiksu „88/89” Widnokrąg wydał niedawno zagadkowy zeszyt „Żona dyplomaty” Michała Rzecznika i Leszka Wicherka, który w zasadzie skierowany jest do czytelników dorosłych. 

			Komiks stanowi cięgle promil oferty wydawnictw książkowych, ale coraz śmielej odkrywają one potencjał ilustratorów kojarzonych dotąd wyłącznie z komiksem. Widnokrąg w ubiegłym roku wydał także autorską książkę Katarzyny Babis „Maja z Księżyca” oraz „Skąd się wzięły małpy w internecie” Artura Janickiego, z ilustracjami Przemysława Surmy. Przebojem sezonu okazała się seria Naszej Księgarni „Hej, Jędrek!” autorów popularnego Jeża Jerzego, scenarzysty Rafała Skarżyckiego i rysownika Tomasza Leśniaka. Dotychczas ukazały się dwa tomy – „Przepraszam, czy tu borują?” i „Gdzie moja forsa?”, zaś na rok 2016 zapowiedziano już kolejne dwa. „Hej, Jędrek!” to efektowne połączenie powieści, ilustracji książkowej i komiksu. Rysunki i komiksy Leśniaka nie są jedynie graficznym dodatkiem do fabuły, ale jej integralnym elementem, bez którego nie da się czytać książki. Latem w ofercie wydawnictwa Wilga pojawił się album „Jestem Miasto. Kraków” z ilustracjami Marcina Surmy, do którego miałem przyjemność napisać scenariusz. Jest to kartonowy picturebook w dużym formacie (27 x 32 cm) oparty na pomyśle książki-mapy, która zmienia się wraz z upływem czasu.

			W nowy rok ostro wszedł Tomasz Samojlik, którego spektakularny picturebook „O rety! Przyroda” zaprezentowała właśnie oficyna wydawnicza Multico. Na blogu autora można znaleźć zapowiedź kolejnych jego publikacji, tym razem w wydawnictwie Egmont. Chodzi o serię „Samo Dzielny”, którą Egmont kieruje do najmłodszych czytelników, uczących się dopiero składania liter. Na stronach Instytutu Książki, w podsumowaniu roku w książce dziecięcej, Joanna Olech zwraca uwagę na dynamiczny wzrost ilości publikacji dedykowanych grupie wiekowej 14+ (tzw. „young adults”). Mają je już w swojej ofercie m.in. Dwie Siostry, Literatura, Bukowy Las, Moon Drive (imprint Znaku). W 2016 r. spodziewam się więc pojawienia się pierwszych komiksów i ilustracji komiksowych zrealizowanych z myślą o młodzieży, która póki co chętniej niż nad książką, spędza czas na Facebooku.

		

	
		
			 

			Szkoła (w) pamięci (Jerzy Daniel „Wierni sobie. W kręgu szkolnych kolegów Stefana Żeromskiego”), Beata Utkowska

			 

		

		
			Książka Jerzego Daniela „Wierni sobie. W kręgu szkolnych kolegów Stefana Żeromskiego” (Kielce 2015) stanowi próbę odtworzenia kontaktów Żeromskiego z kolegami poznanymi w kieleckim gimnazjum.
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			Jerzy Daniel

			Wierni sobie. W kręgu szkolnych kolegów Stefana Żeromskiego

			192 s. ; 21 cm

			Kielce : Scriptum, 2015

			929-052

			 

		

		
			Punktem wyjścia tej historii – sprawnie napisanej, posługującej się narracją niemal powieściową (z retardacjami, wybieganiem w przyszłość, zawieszaniem głosu, zwrotami do czytelnika) – jest fotografia ośmiu mężczyzn stojących z wieńcem na Placu Zamkowym w dniu pogrzebu Żeromskiego. Na odwrocie fotografii ktoś zanotował: „Koło Kielczan”, i ten dopisek stwarza znakomity pretekst do rekonstrukcji dziejów Koła: towarzystwa powołanego w początkach 1925 r., mającego siedzibę w Warszawie i zakładającego wspieranie „młodzieży akademickiej pochodzącej z Kielc” oraz „pomoc wzajemną materialną i duchową”. Publikacje „Pamiętników Koła Kielczan” – wspominające Żeromskiego – pozwalają Danielowi cofnąć się do lat szkolnych pisarza i snuć opowieść o kieleckim gimnazjum. 

			Głównym źródłem informacji są dla autora „Dzienniki” Żeromskiego, obficie cytowane i streszczane. Tym samym opowieść o „kolegach Żeromskiego” staje się w gruncie rzeczy opowieścią o Żeromskim – jest to nie tyle książka o Haliku, Radzikowskim, Ruśkiewiczu i wielu innych szkolnych towarzyszach pisarza, ile o tym, jak on tych swoich towarzyszy postrzegał, jakie ich portrety pozostawił w „Dziennikach” – młodzieńczych, emocjonalnych, często kokieteryjnych lub niesprawiedliwych. To wizerunki subiektywne, kierujące się osobistymi sympatiami i antypatiami diarysty, chwilowymi jego kaprysami lub stałymi uczuciami. Nawet poglądy bohaterów książki poznajemy z perspektywy Żeromskiego, a im bardziej odbiegają one od zapatrywań pisarza, tym większej krytyce są poddawane.

			Właściwie tylko czterech z nich otrzymuje bardziej samodzielną, podmiotową tożsamość. Na końcu książki, niejako poza głównym nurtem opowieści, usytuowane zostały biogramy Jana Strożeckiego, Jana Wacława Machajskiego, Edwarda Łuszczkiewicza i Zygmunta Wasilewskiego. Są to oczywiście biogramy nakierowane na Żeromskiego, skoncentrowane na relacjach ich bohaterów z pisarzem, ale dużo bogatsze, pozwalające się wypowiedzieć i drugiej stronie – w niepublikowanych dotąd listach do pisarza. Wydaje się, że dopiero w tych czterech życiorysach przegląda się pokolenie Żeromskiego. Socjalista Strożecki, anarchista Machajski, tradycjonalista Łuszczkiewicz i narodowiec Wasilewski – niemal pełne spectrum pokoleniowych różnic i rozłamów, a przecież ludzi rzeczywiście „wiernych sobie”, wspierający się w trudnych życiowych sytuacjach. 

			Książka Jerzego Daniela stanowi dobrą inspirację do spisania dziejów pokolenia Żeromskiego. Autor nie miał chyba takich ambicji – w centrum jego narracji stoi Żeromski, przez którego życie przesuwają się kolejni nauczyciele i uczniowie kieleckiego gimnazjum, czasem pozostając w nim na dłużej, czasem znikając po opuszczeniu przez pisarza murów szkoły. „Wierni sobie. W kręgu szkolnych kolegów Stefana Żeromskiego” to udana i potrzebna próba popularyzacji „Dzienników” pisarza. Ma też spore walory informacyjne: integralną częścią publikacji są biogramy uczniów gimnazjum oraz reprodukcje unikatowych zdjęć archiwalnych. Znawcom Żeromskiego, regionalistom, osobom zainteresowanym realiami polskiej szkoły XIX wieku książka powinna dostarczyć wiele czytelniczej satysfakcji.

		

	
		
			 

			Przyjazne, choć niełatwe (Konkurs „Książka przyjazna dziecku” Muzeum Zabawek i Zabawy), Agnieszka Kozłowska-Piasta

			 

		

		
			Od wielu lat tematy tabu w literaturze dziecięcej praktycznie nie istnieją. Te nagrodzone i wyróżnione w II edycji konkursu „Książka przyjazna dziecku”, organizowanego jesienią, co dwa lata przez Muzeum Zabawek i Zabawy w Kielcach, także nie odbiegają od literackich trendów.

			 

		

		
			Jury w składzie: Maciej Obara, dyr. placówki, dr hab. Marta Pawlina-Meducka i dr hab. Zofia Ożóg--Winiarska (literaturoznawstwo UJK), Bożena Iwan (MBP), Jolanta Świstak (TLiA „Kubuś”) oceniało aż 106 zgłoszonych prac w kategoriach: wydane i dostępne w księgarniach oraz niewydane lub w nakładzie do 99 egzemplarzy. Dwie równorzędne pierwsze nagrody wśród niewydrukowanych otrzymały Małgorzata Kur za „Rodzinę z fotografii” i Magdalena Niziołek-Kierecka za „Historyjki świnki Kaloryjki”.

			Pierwsza historia to owiana tajemnicą opowieść o 12-letniej Oli z aparatem fotograficznym, jej bracie Szymonie z… zespołem Aspergera, którzy po pogrzebie sąsiadki odkrywają rodzinną tajemnicę willi na Łozowej. Doskonale napisana i dowcipna opowieść o Kaloryjce to z kolei historia odchudzania świnki tak, aby gospodarz nie chciał jej sprzedać. W plan fitness mocno zaangażowana jest kotka Dziara, a kąpiel w błocie może zakończyć się zniesieniem strusiego jaja. 

			Jury wyróżniło dwie książki Anny Stryjewskiej: „Oj, Eustachy!” i „Filip i jego orkiestra”. Jury dostrzegło także dwie opowieści inspirowane czasami prasłowiańskimi. „Napój miłosny” Ewy Ziółkowskiej-Darmas, której akcja dzieje się na podkieleckiej Górze Grodowej, wzbogaconą słownikiem roślin i słowiańskich bogów oraz „Paskudę” Magdaleny Sprenger – dziejącą się w zamierzchłych czasach wczesnego średniowiecza opowieść o duchu domowym i chłopcu. Uwagę jurorów przykuła także „Tajemnica starej cerkwi” Zenona Gierały, opowieść z lat 50. XX wieku o Zaklętym Polu, Gadającej Chałupie i Wojtku. Ta książka także niedługo ukaże się w księgarniach

			W kategorii książek wydrukowanych główna nagroda (5 tys. złotych) przypadła Barbarze Kosmowskiej za „Kolorowy szalik” – dwa opowiadania o inności i braku akceptacji, poruszające apele o tolerancję i chęć prawdziwego spotkania i poznania drugiego człowieka. Jury doceniło także opartą na faktach opowieść o dzieciństwie spędzonym na zesłaniu na Syberii (Dorota Combrzyńska-Nogala „Syberyjskie przygody Chmurki”), zbiór opowiadań o współczesnej rodzinie, w której rodzice nie maja za dużo czasu, a palmę pierwszeństwa odbiera młodszy brat (Anna Błachucka „Co ja mam z tymi rodzicami!”), opowieść o wyjątkowych wakacjach, które nie od początku przebiegają zgodnie z planem Lilki (Magdalena Witkiewicz „Lilka i wielka afera”), tajemnice półwyspu Helskiego (Liliana Fabisińska „Podwodne miasto. Skrzynia piratów”), perypetie domowych skrzatów, zamieszkujących wiejski domek, do którego właśnie wprowadziła się rodzina z miasta (Renata Głasek-Kęska „Skrzaty domowe”) i losy słonika, który zamiast w zoo woli mieszkać w Afryce, a to, że jest bardzo mały niezwykle mu w tym pomaga (Maciej Szymanowicz „Najmniejszy słoń świata”).

			Spośród wyróżnionych książek na szczególna uwagę zasługuje „Rzeka” Emilii Kiereś, o Kilianie, poszukującym swojego ojca Gedeona. Opowieść o dorastaniu, szukaniu swojej tożsamości i pokonywaniu trudności, napisana nieco archaicznym, klechdowym językiem. To właśnie tę pozycję wskazało jury dziecięce z Zespołu Placówek „Dobra Chata” w Kielcach. 

			„Książka przyjazna dziecku” to konkurs typowo literacki, więc ocenie podlegał jedynie tekst, fabuła, styl i język, co w przypadku książek drukowanych wydaje się założeniem dyskusyjnym. Wspaniałe rysunki, ciekawe pomysły graficzne i wydawnicze sprawiają, że książkę nie tylko przyjemnie się czyta, ale także ogląda i smakuje, a ma to szczególne znaczenie zwłaszcza w przypadku literatury dla najmniejszych. Te najlepsze pozycje, które nie tylko zachwycają tekstem, ale i formą graficzną, należałoby docenić, zwłaszcza w zalewie tandety, bylejakości i kiczowatości świata zabawek, kreskówek i całego przemysłu artykułów dziecięcych. Może w kolejnej edycji konkursu?

		

	
		
			 

			Z punktu widzenia zwykłego ankietera (Czytelnictwo młodzieży na kanwie konkursu „Inspiracje Żeromskim. Młodzi piszą 2015”), Paweł Chmielewski

			 

		

		
			Mogę zacząć od kilku cytatów z popkultury, które weszły do języka codziennego: Wszyscy kłamią, może Prawda jest, gdzieś tam lub Nic nie jest takie jak się nam zdaje. Te powiedzonka może sobie zapisać anonimowy ankieter w badaniach „Co czytają młodzi Polacy?”.

			 

		

		
			Niezłym sposobem byłaby analiza sprzedaży, o ile wydawcy podadzą liczby prawdziwe. Pytania w szkołach i na uczelniach rozbiją się – takie mam wrażenie – o czytelniczą poprawność. 

			Jako juror drugiej edycji konkursu literackiego dla gimnazjalistów i uczniów szkół średnich (zorganizowanego przez Fundację Studio TM i Pedagogiczną Bibliotekę Wojewódzką w Kielcach) „Inspiracje Żeromskim. Młodzi piszą 2015”, pomyślałem, że prawda jest, gdzie indziej. 61 prac 48 uczestników pokazało – nie deklarowany ankieterowi – jakie gatunki, nurty i pisarze interesują, tu użyję socjologicznego zwrotu, grupę docelową 14-19 lat. Przynajmniej w Kielcach, Ostrowcu Świętokrzyskim, Chęcinach i okolicy.

			Oczywiście, był Żeromski w tych pracach, ale Żeromski przetworzony, czasem uwspółcześniony albo ironicznie obśmiany. W „Rozważaniach Maurycego Zycha” Natalii Michalec (Grand Prix) Maurycy Zych wpatrywał się tępo w sufit. Pełzł po nim pająk; przechodził od jednej pajęczyny rozciągniętej w kącie pokoju do drugiej, znajdującej się po przeciwnej stronie. (...) Chłopak znał więc cztery miasta: Szczęście, Tęsknotę, Niedolę i Odnowę. (...) Kiedy mieszkali w Szczęściu, ojciec był prezesem firmy zarządzającej nieruchomościami. (...) Po upływie roku od przesiedlenia do nieszczęsnego miasta mogliby złożyć wniosek o przeniesienie do Tęsknoty, a jako argument przedstawiliby tęsknotę za zmarłą matką i żoną. 

			Żeromski zaistniał jeszcze w utworach licealistów: Julii Grzybek (I nagroda w tej kategorii wiekowej za „Nie rozdziobią nas kruki...”), Idalii Osuch (II – „Wierna rzeka”), Piotra Szczepanika („Co się źle zaczyna”) i Janiny Jagusztyn („Historia prawdziwa”) – III nagrody. To jednak byłby Żeromski jako autor współczesnych, młodzieńczych dzienników lub twórca horrorów (w duchu poetyki naturalizmu, która była mu bliska): Zombie powoli podnosił się z ziemi, a jego wnętrzności wylewały się z niego z każdym ruchem. Wątroba głośno mlasnęła na ubitej ziemi. (Julia Grzybek). Autor „Popiołów” jako bezpośrednia inspiracja wystąpił jeszcze tylko w – nawiązującej do nowel o tematyce powstania 1863 – pracy Zuzanny Podkowy „Na zesłaniu” (III nagroda w kat. gimnazjum).

			Gimnazjaliści tworzą inny kanon czytelniczy – powieść grozy, kryminał z elementami ezoteryki, fantasy (raczej już nie Sapkowskiego, bo to lektura ich rodziców), historical fiction, telenowela, gatunkowe opowieści o wampirach. Jeszcze nie ma tam steampunku, ale wszystko przed nami. Zaś – niejako – przy okazji wykorzystują elementy znane z mitologii i legend, chociażby o Wilhelmie Tellu w klimacie baśniowej i żartobliwej fantasy: Arman vel Armana z rozkoszą naciągnęła cięciwę, a następnie nacisnęła spust i wycelowała w kufel piwa na głowie Rizona, (...) Władca docenił zdolności dziewczyny i wyczuł dochodowy interes. Produkcja i sprzedaż kusz przysporzyła skarbowi państwa talarów i złota. (Kinga Garbacz „Kuszniczka” – II nagroda w kat. gimnazjalnej).

			I na koniec czysta SF, pierwsze miejsce wśród twórców młodszych – „Bajka o Pecheuszu Sprawiedliwym” Łukasza Kozakowskiego czyli zgrabne nawiązanie do lemowskiej „Cyberiady” (z popularnym wątkiem literatury ekologicznej): Pecheusz był władcą Zdrowolandii, krainy, w której wszyscy poddani prowadzili zdrowy tryb życia. Rzeki tam płynęły najczystszą wodą, z drzew sączył się miód, a ziemia rodziła obfite plony. Ludzie żyli bez trosk, chorób i nigdy się nie starzeli. Król Zdrowolandii miał starszego brata Mizosa, który był zazdrosny o tron.

			Gdzie zaszła zmiana? Nie trzeba zatrudniać ankietera. Wystarczy obejrzeć słupki oglądalności kilkunastu seriali – czasem naprawdę dobrych. Będzie taniej.
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			Fot. Artur Anyż

			 

		

	
		
			 

			Nie tylko o „siłaczce” (Nowe książki historyczne ze Skarżyska-Kamiennej), Piotr Kardyś

			 

		

		
			Niedawno ujrzały światło kolejne trzy wydawnictwa o szeroko rozumianej historii Skarżyska-Kamiennej i okolic. Przede wszystkim, szósty „Rocznik Oddziału Polskiego Towarzystwa Historycznego”, czasopisma recenzowanego i indeksowanego w Bazie Czasopism Humanistycznych Muzeum Historii Polski BazHum.
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			Z Dziejów Regionu i Miasta : rocznik Oddziału Polskiego Towarzystwa Historycznego w Skarżysku-Kamiennej

			230 s. ; 23 cm

			Skarżysko-Kamienna : O PTH, 2015

			93/94(05) 
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			Krzysztof Zemeła

			Marta Schuberth Bałtruszajtis – skarżyska siłaczka

			167 s. ; 21 cm

			Skarżysko-Kamienna : PiS, Agencja Wydawniczo-Poligraficzna, 2015

			37.091.2-057.16(438):929-052(438)”19”
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			Szkoła starsza niż miasto

			320 s. ; 21 cm

			Skarżysko-Kamienna : II LO im. Adama Mickiewicza d. Augusta Witkowskiego, 2015

			373.5(438)

			 

		

		
			Co prawda z tytułu mogłoby wynikać, iż publikowane w nim artykuły dotyczą Skarżyska-Kamiennej i ewentualnie świętokrzyskiego, jednakże praktyką stało się zamieszczanie tekstów o charakterze ogólnopolskim Drugą książką jest biografia Marty Schuberth Bałtruszajtis, wieloletniej dyrektorki obecnego II Liceum Ogólnokształcącego w Skarżysku-Kamiennej, autorstwa Krzysztofa Zemeły, trzecią „Szkoła starsza niż miasto”, publikacja na 100-lecie II Liceum Ogólnokształcącego im. Adama Mickiewicza.

			Rocznik O/PTH w Skarżysku-Kam. jest swoistym ewenementem na skalę ogólnopolską. Jak sami wydawcy zaznaczają, to „cudowne” dziecko regionalistyki, zresztą potwierdza to dostrzeżenie go na forum ogólnopolskim i zaproszenie przedstawicieli skarżyskiego oddziału PTH na Kongres Towarzystw Regionalnych i Lokalnych (Szczecin 2014) przy okazji zjazdu historyków polskich (co ważne, z Polski zaproszono jedynie pięć towarzystw!). W pełni naukowe opracowania opublikowane w podziale na artykuły, materiały, komunikaty, recenzje, sprawozdania i omówienia, lista stałych dwunastu współpracowników z różnych ośrodków oraz zewnętrzna rada naukowa, to wystarczające argumenty by sięgnąć po to wydawnictwo. Tym razem zwraca uwagę zarys dziejów wodociągów w Skarżysku, sprawozdania oficera werbunkowego Legionów Polskich, ekskurs o prawie do dziedziczenia kobiet w miastach pruskich w średniowieczu, zarys historii teatru w Kielcach w dwudziestoleciu międzywojennym, inwentarz kościoła w Chlewiskach z XIX w., czy próba charakterystyki herbu Skarżyska-Kamiennej i przesłanki do jego zmiany.

			Marta Schuberth Bałtruszajtis, pierwsza kobieta – doktor chemii na UJ z 1914 r., ostatecznie osiadła w Kamiennej (później Skarżysku-Kamiennej), gdzie wraz z mężem, Andrzejem Bałtruszajtisem organizowała szkolnictwo podstawowe i gimnazjalne. Wieloletnia dyrektor Gimnazjum, w czasie II wojny światowej tworzyła tajne nauczanie, po wojnie była szykanowana przez komunistów, zwolniona z pracy i pozbawiona środków do życia. Jak napisał autor, w pełni zasługuje na miano „siłaczki”.

			Dopełnieniem jest wydawnictwo poświęcono 100-leciu II LO, czyli szkoły zakładanej przez A. i M. Bałtruszajtisów. Nie da się zaprzeczyć, że placówka ta wpłynęła na oblicze małej i wielkiej ojczyzny (opuściło jej mury ponad 11 tys. uczniów!), wpisała się w świętokrzyski krajobraz edukacyjny i warta jest pamięci nie tylko absolwentów oraz pracowników.

		

	
		
			 

			Mówię o sztuce i artystach (Elżbieta Musiał, „Mówię pochyloną cambrią”), Dominik Borowski

			 

		

		
			Znajomość sztuki ogranicza się zazwyczaj do najpopularniejszych dzieł i artystów z przeszłości. Ci bardziej obeznani, wiedzą jeszcze, co nieco o tej najnowszej. A już niewielka grupa posiada szersze informacje o ulubionych twórcach i ich dziełach. Tutaj bez wątpienia można zaliczyć współczesną poetkę – Elżbietę Musiał.
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			Elżbieta Musiał

			Mówię pochyloną cambrią

			56 s. ; 17 cm 

			Warszawa : Wydawnictwo Nowy Świat, 2015

			821.162.1-3

			 

		

		
			Potwierdza to niedawno wydany poemat, który zdobył I nagrodę w II konkursie Literackim im. Stefana Żeromskiego zorganizowanym przez świętokrzyski oddział ZLP. Utwór został zatytułowany „Mówię pochyloną cambrią”, co budzi skojarzenia z edytorem tekstu, a nie ze sztuką. Jednak już nawet pobieżna lektura poematu wskazuje, że w centrum zainteresowań podmiotu lirycznego będą artyści i ich dzieła.

			Poemat został podzielony na cztery części, a każda z nich otrzymała odrębny tytuł: „Czwarty wymiar”, „Meksykański danaid”, „Corpus delicti” oraz „Reinkarnacje, czyli prawdy i kłamstwa”. Nie są to przypadkowe nazwy. Każda z nich w jakiś sposób odnosi się do przywołanych postaci bądź ich techniki twórczej. I tak czwarty wymiar oznacza identyfikację podmiotu i przedmiotu, czasu i przestrzeni, materii i energii.

			Poszczególne części poematu Musiał są dedykowane różnym artystom. W pierwszej z nich pojawia się awangardowa malarka Katarzyna Kobro wraz z mężem-malarzem Władysławem Strzemińskim. Druga część przywołuje inną znaną parę artystów, jaką stanowili Frida Kahlo i Diego Rivera. Trzecia przedstawia francuską rzeźbiarkę Camille Claudel wraz z jej partnerem-rzeźbiarzem Augustem Rodinem. W ostatniej części poematu pojawia się amerykańska pisarka Elinor Wylie. Wszyscy bohaterowie mają możliwość zabrania głosu, którego udziela im podmiot liryczny. O ich obecności zadecydowało z pewnością intrygujące życie osobiste, które wpłynęło na stworzone dzieło. 

			W „Mówię pochyloną cambrią” zwraca uwagę jeszcze warstwa ilustracyjna. Tworzą ją obrazy autorki, które pełnią funkcję wprowadzającą do poszczególnych części utworu. Każdy z nich budzi zainteresowanie i zasługuje na osobną refleksję.

			Poemat Elżbiety Musiał to interesujący utwór literacki, który wykracza poza literaturę. Łączy w sobie tekst z obrazem. Tekst wydaje się trudny, ponieważ zmusza odbiorcę do poznania wiedzy z zakresu historii sztuki. Warto dać się zmusić i wejść w ten dość niezwykły świat.

		

	
		
			 

			Nadzieja (Anna Błachucka „Ostatni chłop”), Michał Siedlecki

			 

		

		
			„Ostatni chłop” (2015) to najnowsza powieść Anny Błachuckiej, stanowiąca twórczą kontynuację jej gwarowych powiastek zawartych w tomie zatytułowanym „Widok z kalenicy. Pogwarki z Jarkowy Góry” (2011). Pisarka portretuje tu współczesną polską wieś, która – wedle słów Zofii Korzeńskiej – upodabnia się mentalnie i przestrzennie do miasta. To literacki konterfekt umierającej polskiej prowincji, ukazanej przez artystkę w wymiarze ironiczno-nostalgicznym, dający jednak pewną podskórną nadzieję na jej ocalenie. 
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			Anna Błachucka – pisarka, członkini Związku Literatów Polskich Oddziału w Kielcach, współpracowniczka „Akantu”, „Kwartalnika Świętokrzyskiego” i „Radostowy”, jak też animatorka kultury (wychowawczyni młodzieżowej grupy literacko-artystycznej „Słowniacy Świętokrzyscy” zgrupowanej przy Kieleckim Oddziale „Civitas Christiana”) – to autorka dwunastu książek (fraszek, sonetów, opowiadań i powieści), w tym: „Obcierek” (1999), „Stycznej do krzywej myśli” (2006) czy „Piać do podświadomości” (2012). Ta emerytowana nauczycielka matematyki – związana miejscem swojego urodzenia i zamieszkania oraz własną pracą zawodową z regionem świętokrzyskim – od wielu lat pisze dla dzieci i młodzieży liczne scenariusze oraz wiersze. To artystka społecznie zaangażowana i literacko bardzo kreatywna, czego wyraźnym przykładem pozostaje jej najnowsza powieść zatytułowana „Ostatni chłop”.

			O utworze „Ostatni chłop” trudno jednak otwarcie powiedzieć, by został on przez pisarkę jakoś specjalnie sprofilowany tematycznie pod czyjąś określoną kategorię wiekową. Mimo to, by zrozumieć w pełni przesłanie owej interesującej książki i jej wszelkie meandry fabularne, trzeba mieć, choć podstawowe pojęcie o nurcie chłopskim w polskiej literaturze, skodyfikowanym jeszcze przez Henryka Berezę (1926–2012) w jego dziele „Związki naturalne” (1972). Krytyk literacki szanse oraz zadania pisarzy tego prądu wiązał ściśle ze sprawami języka. Badacz podzielił ich na dwie – obfitujące w szereg znanych polskiej kulturze nazwisk – generacje. Najmłodszą z nich zamykał wówczas Wiesław Myśliwski.

			„Ostatni chłopi” wyraźnie nawiązuje do powyższego dziedzictwa. Tak oto wkraczamy tutaj do wiejskiego świata jego głównego bohatera – Franciszka Bąka, gospodarza ze świętokrzyskiego, który stanowi w pewnym sensie charakterologiczną kontaminację osobowości Szymona Pietruszki z „Kamienia na kamieniu” oraz (sic) św. Franciszka z Asyżu. Widać to szczególnie, gdy zestawimy usposobienie powyższej postaci z sylwetką psychologiczną jej ideowego adwersarza z kart owej powieści – dra Andrzeja Korycińskiego, rozdartego wewnętrznie hedonisty. Franciszek mówi wręcz w pewnym momencie, że: Pojedynczy człowiek też coś dobrego może zrobić, bo jakżeby inaczej wielkie dobro się wytworzyło? I jako swoiste alter ego samej Błachuckiej, nie traci on również wiary w dzisiejszą polską wieś.

		

	
		
			 

			W nowym źródle („Połów – poetyckie debiuty 2014-2015”), Dominik Borowski

			 

		

		
			Mówi się, że młodzi nie lubią poezji. Zarzuca się im, że nie potrafią jej zrozumieć. Wobec tego można sądzić, że pisanie poezji nie będzie ich domeną. To jednak tylko gdybania i stereotypy, którym mocny sprzeciw daje zbiór wierszy „Połów. Poetyckie debiuty 2014-2015”, którego wyborem i redakcją zajęli się Marta Podgórnik i Dariusz Sośnicki.
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			Kacper Adamus ma jeden bardzo ważny temat, jakim jest miłość. Pobrzmiewa on niemal w każdym utworze. Mówi się tutaj o miłości jako o uczuciu i akcie seksualnym. Nie zawsze przynosi satysfakcję czy spełnienie. Ciekawe wydaje się jeszcze tutaj odwoływanie się do różnych motywów orientalnych, jak mantrowanie czy grzybek tybetański, a także do postaci z japońskich baśni. 

			Justyna Charkiewicz nadaje tytuł swojemu zbiorkowi wierszy „(Na)sycenie”. Ani samo słowo, ani jego zapis nie jest wynikiem przypadku. Podmiot liryczny próbuje nasycić się otaczającym światem, szczególnie przyrodą. Pojawia się słońce, sok z owoców. Cały czas trwa nasycanie się, które nie ma końca.

			Wiersze Michała Domagalskiego cechuje niezwykła wrażliwość na świat. Oglądane współczesne dzieła malarskie skłaniają go do refleksji na temat kondycji człowieka i rzeczywistości, w jakiej żyje podmiot liryczny. Takie rozważania podjęte są też bez odwołań do twórczości plastycznej, jak chociażby w wierszu „Siedem”, gdzie człowiek to nie całość, a zbiór elementów.

			Paweł Kobylewski nadaje swoim poetyckim wyznaniom melodyjności i rytmiczności, które pozornie sprawiają wrażenie stabilności i harmonii. Jednak ich lektura wyraźnie uzmysławia odbiorcy, że świat nie jest idealny. Człowiekowi doskwiera samotność, musi stawiać czoła agresji. To nie zniechęca go do dalszej drogi, podróży w nieznane.

			Grzegorz Marcinkowski proponuje swój poemat (?), który zamykają dość prozaiczne słowa, a jednakże bardzo ważne: pewnych rzeczy się nie ominie,/ Pewne rzeczy nie odtworzą się nigdy. Zwracają one uwagę na przemijalność życia, którego nie da się „przewinąć” ani obejść bokiem. Te spostrzeżenia uzupełnia zamieszczony na końcu wiersz, w którym podmiot liryczny próbuje wskazać drogę do przejścia, drogę życiową.

			Tytuł („Last minute”) zbioru wierszy Bartosza Popadiaka bardzo jasno odwołuje się do współczesnych realiów i kojarzy się z ofertą biura podróży. Zgromadzone tutaj utwory stanowią rejestr spostrzeżeń z obserwacji otaczającej podmiot liryczny rzeczywistości. Coraz więcej jest sztuczności, zamknięcia na innych ludzi i braku empatii. W ten sposób poeta zachęca do przyjrzenia się tym problemom.

			Sylwia Rząca w tytule „Pieśń akwalungów” przywołuje motyw wody i związane z nim skojarzenia. W ten sposób ujawnia swoją poetycką koncepcję. Twórca jest dla niej narzędziem, które ułatwia poznanie i zrozumienie świata. Poezja zaś jest jak woda, która przelewa się, płynie, rozlewa się w różnych kierunkach. To wszystko tłumaczy różnorodność tematów, jaka pojawia się w wierszach poetki.

			Najciekawszym literackim portfolio wydaje się twórczość Adriana Tujka, która znalazła się na końcu antologii. Młody poeta bez skrępowania diagnozuje, że ludzie dzisiaj coraz częściej zamykają się na wszelką inność, nie dopuszczając jej do ich świata, a tymczasem Bóg stworzył lubieżny kolaż – różnorodność była w jego zamyśle. Podmiot liryczny jest nie tylko wnikliwym analitykiem, ale także bardzo wrażliwą istotą. Jego wiersze wypełnia poczucie tęsknoty za miłością. Wszystkie problemy sercowe świetnie wyrażają słowa jednego z wierszy: Jeśli chcesz być kamieniem,/ na pewno nim będziesz,/ ale czy to udźwignę?

			Zbiór wierszy „Połów. Poetyckie debiuty 2014-2015” to kompilacja różnych tematów, strategii poetyckich i form. Każdy z poetów chce tutaj powiedzieć coś cennego, porwać czytelnika i zachęcić do refleksji. Właściwie czemu nie dać się porwać tym młodych ludziom…

			 

		

	
		
			 

			Wysmakowany świat (Leopold Tyrmand „Gorzki smak czekolady Lucullus i inne opowiadania”), Agata Orłowska

			 

		

		
			W przeszło 30 lat po śmierci Leopolda Tyrmanda jego spuścizna pisarska wciąż pozostaje żywa, a on sam nie przestaje wzbudzać estymę jako ikona elegancji i niepokorności wobec wczesnego PRL-u. Przekonują o tym – ku uciesze licznych fanów – nie tylko kolejne reedycje książkowe, ale też – wciąż wyczekiwana ekranizacja Xawerego Żuławskiego, mierząca się z jego opus magnum.
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			Leopold Tyrmand
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			„Zły” to jednak nie jedyne dzieło, zasługujące na pamięć o pierwszym bon vivancie Polski powojennej. Wydany w październiku zeszłego roku nakładem Wydawnictwa MG zbiór „Gorzki smak czekolady Lucullus i inne opowiadania”, przywołuje wszystkie opowiadania pisarza, którym również trudno szczędzić dobrego słowa. Wszystko za sprawą niezwykle barwnych, prozatorskich wariacji na temat rzeczywistych wydarzeń z bujnego życia autora.

			Świat Tyrmanda, choć różny w swoich czternastu odsłonach, posiada niezaprzeczalny znak szczególny – wysublimowany język, inteligentny humor i wnikliwość o walorach najwyższej próby. Dzięki temu, bez względu na to, czy do czynienia mamy z literackim efektem zafascynowania sportem, doświadczeniami wojennymi przymusowego robotnika Europy Zachodniej i Skandynawii czy bacznego obserwatora rzeczywistości powojennej Warszawy, styl niezmiennie pozostaje ten sam – wysmakowany i ponadczasowy, a historie każdorazowo zaskakują dramaturgią i błyskotliwą puentą.

			Wśród pisanych na przestrzeni dwóch dekad utworów znaleźć można opowiadania dłuższe i krótsze, lepsze i gorsze. Każde jednak uchodzić może za pełnoprawne dzieło literackie. Do pereł należą bez wątpienia perypetie wojenne autora, w brawurowy sposób opisane w „Hotelu Ansgar”, „Niedziela w Stavanger” czy „Tübingen ma białe kominy”. Niemniej wartościowe wydają się być filozoficzne dywagacje snute na kanwie opowiadania „Rower, czyli zemsta moralności”, pisana niemal w duchu propagandy i kultu pracy nad sobą „Hanka”, czy trzymające w napięciu opowiadanie tytułowe. Do mniej udanych zaliczyć można te, które trącą zbyt natarczywym moralizatorstwem, jak to się dzieje m.in. w utworze „Amulet, czyli zła wiara”.

			Zagłębiając się w lekturę, trudno nie zwrócić uwagi na zaszczytne w niej miejsce, raz po raz przewijającej się powojennej Warszawy, w której jak skądinąd wiadomo pisarz był roznamiętniony. Co zyskuje na tym czytelnik? Między innymi żywe, reporterskie opisy miejskiej topografii, ale przede wszystkim przekonywującą konstrukcję bohaterów, warszawiaków z krwi i kości. Postaci kreowanych z pełnym zapleczem emocjonalnym i umysłowym, których uwikłanie w rozmaite historie pozwala odczuć również osobiste zaangażowanie podmiotu mówiącego („Zwyciężać znaczy myśleć”). 

			Wszystko to, w połączeniu z rozkosznymi, pisarskimi manierami i elegancką polszczyzną, sprawia, że choć roztaczane historie osadzone są w realiach bardziej lub mniej znanych sprzed ponad pół wieku, opowiadania Tyrmanda czyta się z prawdziwą satysfakcją, jakby czas się przy nich zatrzymał.

		

	
		
			 

			44 wędrowców do krain dziwacznych (Antologia „100 wierszy polskich stosownej długości”), Paweł Chmielewski

			 

		

		
			To był ten czas, gdy prawie każdy znał Litwo! Ojczyzno moja! i by język giętki powiedział wszystko, co pomyśli głowa czy Czemu, Cieniu, odjeżdżasz, ręce złamawszy na pancerz. Wielu – Mam dwadzieścia cztery lata/ ocalałem/ prowadzony na rzeź. Niektórzy – Żegnaj książę czeka na mnie projekt kanalizacji/ i dekret w sprawie prostytutek i żebraków/ muszę także obmyślić lepszy system więzień.
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			Dalej pustka. Poeci piszą, wydają, nawet żyją, lecz jakby nie żyli. Nikomu za bardzo nie chce się ich czytać. Bo poezja nie jest narracją, nie jest nawet dramatem. Inaczej – może być i dramatem i narracją. Może być spójną opowieścią – antologią „100 wierszy polskich stosownej długości” – wyborem Artura Burszty 44 poetów współczesnych z kręgu wrocławskiego Biura Literackiego – czyli prawie wszystkich znaczących w Polsce.

			Jaka jest narracja złożona z setki tych wierszy? Jak epos... czy raczej rozrzucona mozaika... rwana, sklejona z przypadkowych kawałków? Posłużę się analogią – jak w XVIII i XIX-wiecznej Europie popularnym gatunkiem był „opis podróży” z dziełem Aleksandra Radiszczewa, którego prawie nie przypłacił ćwiartowaniem publicznym („Podróż z Petersburga do Moskwy”) czy zakazanymi w kraju „Wielkiego Brata” Markiza de Custine’a „Listami z Rosji”. Nie tak drastycznie. Raczej jak „Podróż do Włoch, Sycylii i Malty” Michała Wiszniewskiego albo opisy/ leksykony egzotycznych roślin, prowadzące czytelnika do krain dziwacznych. Stworzona z rozdziałów i tematów – nigdy wprost nienazwanych – konsekwentnie konstruowanych.

			Więc najpierw wstęp. Ogólna charakterystyka krainy i ludów ją zamieszkujących:... jest tam/ gdzie nikt jej nie szuka/ W telewizyjnych audycjach/ dla wsi/ w których mówi się / o remoncie stada podstawowego (Bohdan Zadura „Gdzie jest poezja”). Z aluzją wyraźnie herbertowską: Zapewne nie jest strategią przetrwania,/ ani sposobem na życie. Twój upór jest śmieszny,/ kiedy wspominasz zaklęte jeziora,/ szumiące bory i głuche jaskinie (Andrzej Sosnowski „Czym jest poezja”). Przyszli żeby zobaczyć poetę/ i co zobaczyli?// zobaczyli człowieka/ siedzącego na krześle/ który zakrył twarz// a po chwili powiedział/ szkoda że nie przyszliście/ do mnie przed dwudziestu laty// (Tadeusz Różewicz „Przyszli żeby zobaczyć poetę”).

			Potem ludu tego język. Słowa zostały zużyte/ przeżute jak guma do żucia/ przez młode piękne usta/ zamienione w białą/ bańkę balonik (Tadeusz Różewicz „słowa”). Z podziałem na gwary, dialekty i futurystyczne frazy: staw? nie/ studnia? nie, nie to/ morze? nie, nie to nie to// to nie? nie// tonie? nie// nie tonie/ nie to nie (Krystyna Miłobędzka „Wiersz głęboki”). Dla bardziej zorientowanych języka tego idiom: Wiersz cieknie/ Wiersz zamarza// Wiersz jest zrozumiały/ Wiersz jest niezrozumiały// Wiersz chichocze/ Wiersz ociera łzy// (Marcin Sendecki „Wiersz”).

			Potem już opisy krajobrazów, środowiska naturalnego, fauny, większych osad. Rozrasta się temat, rozchodzi, rozpełza forma poetycka. Może stać się serią pięciu łatwych utworów, mikropoematem Jacka Dehnela – „Powiślańska Szkoła Fortepianowa Czernego”, zeznaniem autotematycznym – Foks strzyże Jaworskiego/ a za oknem przeciąga ostatnia przedwyborcza/ parada Unii Wolności Jest piątek// (Bohdan Zadura „Bitwa pod Legnicą”). Jest pięknie, jest fajnie, ale tak jakby fajnie i pięknie jest jednak gdzie indziej. U nas rozmamłanie powszechne, rozkoszne, inteligentne, jesienne, ale rozmamłanie – Dzisiaj w mej głowie zabili mi Kennedy’ego/ Jest 23 listopad/ Pada mi za kołnierz jesieni polskiej glajza/ Wyprzedzają się tiry na autostradach// Żółć się leje mi z wątroby jak tramwaj/ Na Patriarszych Prudach/ Moja poduszka milimetr od szyn, więc/ Mam twarz jak stary Bułgar// (Krzysztof „Grabaż” Grabowski „Chory na wszystko”).

			To opis, poemat podróżny, na czterdzieści cztery głosy oratorium współczesnego miasta – osiedlowego sklepu, słów, co już rozlały się, autobusowej pętli w środku nocy, brudnej ściany, westchnień do przejrzałej gwiazdy TV, wieczorów poetyckich, gdzie nic się nie chce poecie i widzowi, a jednak wszystkiego się chce – zamazianej turbiny nawet, krzywo strzygącego fryzjera i miłości się chce i tęsknoty. Ale to już zupełnie inna historia. I ta zdradziecka niejedno-, wieloznaczność: Chciałbym powiedzieć że/ No chciałbym ale i nie/ Raczej nie/ Za dużo znaczeń// Pseudo Dionizy wie/ I Karol przez duże „p” (Lech Janerka „Daj mi”).

			Dobry byłby tytuł „antologia na koniec wieku”, lub „-na nowy wiek”, choć jak mi się zdaje już ktoś je zaklepał. I trochę jesteśmy spóźnieni. Zostańmy więc przy tych dziwacznych krainach, przy najważniejszej książce poetyckiej ostatniego roku.

		

		
			Zdjęcia z archiwum Biura Literackiego
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			Andrzej Sosnowski, Edward Pasewicz
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			Urszula Kozioł
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			Joanna Mueller, Justyna Bargielska

			 

		

	
		
			 

			TEATR

			Suspens kontra śmiech („Wrócę przed północą” Petera Cooley’a w Teatrze im. Stefana Żeromskiego), Agata Kulik

			 

		

		
			Sztuka kanadyjskiego dramatopisarza Petera Cooley’a „Wrócę przed północą” w reżyserii Mirosława Bielińskiego, to kolejna propozycja – w tym sezonie – Teatru im. Stefana Żeromskiego w Kielcach. Jest to, również pierwsza premiera wystawiona podczas kadencji nowego dyrektora teatru Michała Kotańskiego. Jednak spektakl ten, został jeszcze zawczasu zapisany w kalendarzu, przez nieżyjącego dyrektora Piotra Szczerskiego.

			 

		

		
			„Wrócę przed północą” reklamowany jest na plakacie jako „horror/komedia”. To opowieść o Jeny (Ewelina Gronowska), która wraca ze szpitala psychiatrycznego by się zregenerować i odpocząć przy boku nieporadnego na pozór, męża-naukowca (Łukasz Pruchniewicz). Pobyt w teoretycznie zacisznym domku na pustkowiu oraz przyjazd ociekającej seksapilem siostry męża (Beata Wojciechowska), okażą się jednak nie najlepszym sposobem na ukojenie skołatanych nerwów. Młodzi wynajmują dom od wieśniaka George’a Willowby’ego, ta świetnie zagrana drugoplanowa rola Janusza Głogowskiego, skradła chyba cały spektakl. Tekst Cooley’a, aż się prosi o nawiązania do stylu Alfreda Hitchcocka czy słynnych teatrów „Kobry”. W ostatnich scenach trup ścieli się gęsto, a i po drodze nie brakuje opowieści o duchach, morderstwach i dziwnych wypadkach. Bieliński specjalizuje się w komediach i tak też podszedł do tego dramatu.

			Moim zdaniem, jeżeli mówimy o horrorze czy thrillerze to na scenie zabrakło trochę wyciszenia, które spotęgowało by wrażenie strachu. Dzięki takim zabiegom, faktycznie można by mówić o spektaklu grozy. Stworzyć ciekawe przedstawienie o zabarwieniu kryminalnym z elementami komedii. U Bielińskiego proporcje zostały odwrócone. Poprowadził on grę aktorów bardziej w stronę farsy, groteski. Wszystko działo się szybko, mocno, czasem było wręcz przerysowane. W kieleckim „Wrócę przed północą” miejsce suspensu zajął śmiech, ale podobno trudniej kogoś naprawdę rozśmieszyć, niż solidnie przestraszyć. Czy ta sztuka się reżyserowi udała, warto sprawdzić samemu.

			Znakomita scenografia, trochę w klimacie kryminałów Agathy Christie, zaprojektowana została przez Bożenę Kostrzewską. Stworzyła ona angielskie wnętrze, w mrocznych kolorach, gdzie dominują przybrudzone niebieskawe barwy. Metaforycznego oblicza scenografii nadaje fakt, że z góry patrzą na nas poustawiane wypchane zwierzęta. Jakby mówiące, że z każdego człowieka może wyleźć zwierzę, jednoczenie świdrujące bohaterów swoimi plastikowymi oczkami. Gra świateł wyreżyserowanych przez Paulinę Góral sprawia, że nadają one swoisty klimat całemu przedstawieniu. Na uwagę zasługuje też plakat do spektaklu, zaprojektowany przez Ewelinę Gronowską, który swoją stylistyką nawiązuje do plakatów filmowych sprzed lat, z czasów popularności mistrza suspensu Alfreda Hitchcocka i czwartkowych teatrów „Kobry”. 

			Mimo moich zastrzeżeń – jeśli ktoś ma ochotę na lekki, niezobowiązujący spektakl – „trochę się pośmiać i trochę wytaszczyć”, to „Wrócę przed północą” będzie propozycją właśnie dla niego.

			 

			 

		

		
			Fot. Grzegorz Kaczmarczyk
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			To nie muzeum (Wywiad z Michałem Kotańskim, nowym dyrektorem Teatru im. Stefana Żeromskiego), Agata Kulik

			 

		

		
			Z Michałem Kotańskim, reżyserem, autorem adaptacji „Dziejów grzechu” w Teatrze im. Stefana Żeromskiego w Kielcach, a od listopada dyrektorem placówki – rozmawia Agata Kulik.

			 

		

		
			– Jest Pan reżyserem, dlaczego zdecydował się Pan zostać dyrektorem? Dlaczego wybrał Pan właśnie Kielce?

			– Myślę, że jestem po prostu na takim etapie swojego życia, na którym to była dobra decyzja. Mam już doświadczenie pracy w różnych teatrach: od Narodowego Starego Teatru, po teatry w Warszawie oraz w średnich i małych ośrodkach. Wydaje mi się, że mam tę praktyczną wiedzę, która pomaga kierować teatrem i to jest akurat ten moment, kiedy mam na tyle siły, żeby się z tym wyzwaniem zmierzyć. Chcę sprawdzić, czy będę się w tym spełniał. Mam już wydeptane swoje teatralne ścieżki, wiem, czego się mogę spodziewać w wielu sytuacjach – a taka zmiana powoduje, że człowiek dostaje nowe życie, nową tożsamość. Jest sama w sobie ekscytująca. A dlaczego Kielce? Inicjatywa wyszła tak naprawdę ze strony teatru; to stąd przyszło zapytanie, czy nie chciałbym startować w konkursie. Tu dobrze pracowało mi się z zespołem, miałem doświadczenie z tą sceną.

			– Czy nie boi się Pan, że praca dyrektora, nowe obowiązki, wpłyną na Pana pracę artystyczna jako reżysera?

			– Trochę się boję po tych pierwszych dwóch tygodniach (śmiech), ale cały czas dostaję propozycje zrobienia jakiegoś spektaklu, więc myślę, że będę z nich korzystał. Są też przykłady dyrektorów, którzy reżyserują i wychodzą im obie te rzeczy. Mam nadzieję, że mnie też to się uda. Zresztą, żyjemy w świecie, który daje nam dużo możliwości, a co za tym idzie, wymaga od nas dużej elastyczności. To nie te czasy, kiedy było się przywiązanym do jednego zwodu. Trzeba korzystać z tego, co przynosi życie. Tak stało się ze mną w tym przypadku. W nieoczekiwany sposób, bo przecież jeszcze w czerwcu, po śmierci Piotra Szczerskiego, nie myślałem, że będę startował w konkursie na dyrektora tego teatru. Reasumując, mam nadzieję, że jest to do pogodzenia, a czy tak będzie – czas pokaże. 

			– Piotr Szczerski zaplanował Panu część sezonu teatralnego, a jak Pan sobie wyobraża repertuar tutaj w Kielcach? Wiadomo, że jest to jedyny tego typu teatr w województwie – czy jest to ograniczeniem, a może wręcz przeciwnie?

			– Williamowi Gaskillowi po objęciu dyrekcji The Royal Court Theatre zadano pytanie o to, jaki ma program. Odpowiedział: program to ludzie. Oczywiście szukamy wyrazistych propozycji, które mówiąc jedynym wspólnym w dzisiejszych czasach językiem – zdobędą rynek. Teatry w Polsce radzą sobie z tym różnie. Ostatnio modne są na przykład programy tematyczne. Niestety jakoś tak się niezręcznie dzieje, że dosyć często skutkiem ubocznym ich realizacji okazuje się utrata widowni. Ambitne programy, budowane w oderwaniu od widza czy od miejsca, jak na razie częściej stają się dowodem resentymentu ich twórców, niż wizytówką teatru. Wydaje się, że w tej pracy, przede wszystkim ważne jest rozważne dobieranie ludzi, którzy będą tu tworzyć. Chciałbym pracować z artystami, co do których mam zaufanie i przekonanie, że mają coś wartościowego do powiedzenia, że mierzą się rzeczywiście z czymś dla nich istotnym. W drugiej kolejności dobierać z nimi tematy i teksty. Chciałbym wprowadzić też nowe działania teatralne, mam pewne plany, ale nie chcę ich zdradzać. Powiem o nich dopiero wówczas, kiedy będę wiedział, że uda się je zrealizować i że będą na nie pieniądze. W „Guardianie” czytałem niedawno artykuł o tym, jak tamtejsi dyrektorzy teatrów radzą sobie z docieraniem do nowej i zróżnicowanej publiczności. Jeden z dyrektorów podkreślił, że codziennie powinno się myśleć o tym, kogo zaprasza się do współpracy. To wydaje mi się ważne. Mniej ważne wydaje mi się obsługiwanie lokalnych resentymentów i realizacja programów, które nie mają przełożenia na to, co dzieje się wokół. 

			– Co Pan zmieni w kieleckim teatrze?

			– Jest część rzeczy, które już zmieniam, ale to zmiany od kuchni i wolałbym, żeby tam pozostały. Na pewno chciałbym zająć się tak oczywistymi rzeczami, jak np. zmiana strony internetowej. Trzeba moim zdaniem, wejść również trochę intensywniej w nowe media, Internet, aby dotrzeć do młodej widowni, która ucieka z teatrów.

			– A co się stało z kapeluszem Mrożka? Zniknął z foyer. To dla niektórych był relikt, dla niektórych relikwia. Nie bał się Pan go ruszać?

			– Moim zdaniem było to potrzebne i odebrałem dużo pozytywnych sygnałów z tym związanych. Po prostu było oczekiwanie na zmiany, również te dotyczące kapelusza. A co się z nim stało? Prawdopodobnie jest na górze, w bibliotece. Potem podejmę decyzję, co z nim zrobić dalej. Wolałabym, żeby to był żywy teatr. Nie muzeum Mrożka czy Piotra Szczerskiego, tylko miejsce żywo reagujące na to, co jest wokół.

			– Czy ma Pan swojego mistrza teatralnego?

			– Wywodzę się z krakowskiej szkoły, w której byliśmy zderzani z pracą wielu mistrzów i ze skrajnie różnymi sposobami myślenia o teatrze. Z jednej strony był Krystian Lupa, zwracający uwagę na wrażliwość danej osoby, z drugiej strony był Bogdan Hussakowski, który zwracał uwagę na warsztat. Po latach widzę, że dużo nauczyłem się u Jerzego Golińskiego, Mikołaja Grabowskiego, Rudolfa Zioło, Tadeusza Bradeckiego, Jerzego Jarockiego, Andrzeja Seweryna. Miały też na mnie wpływ moje osobiste podróże po Europie i teatralne spotkania po studiach – zobaczyłem tam inne podejście do prób, do teatru. Myślę, że od każdego ze swoich nauczycieli brałem coś, co było dla mnie inspirujące w danym momencie; ale u każdego też widziałem pewne potknięcia, które są częścią procesu twórczego. Ja, jako reżyser, przeglądam się w tym. 

			 – Czyli, jednym słowem, bierze Pan od nich to, co najlepsze?

			– Staram się.

			– Patrząc na Pana spektakle można je podzielić na wczesną twórczość, w której dominowały dramaty współczesne Ravenhilla, Sali i obecną – kiedy Pan zwrócił się ku klasyce, a nawet formom epickim. Skąd wynika ten podział? Czy, zdaniem Pana, klasyka opisuje lepiej dzisiejszą rzeczywistość? A może jest bardziej pojemna? 

			– Pamiętam jak krytyk teatralny Grzegorz Niziołek zapytał się na początku mojej pracy w teatrze, kiedy będę robić klasykę. Powiedziałem mu, że muszę do tego dorosnąć. Mam wrażenie, że „Polaroidy” i dramaty, które wtedy realizowałem, nadal świetnie opisują rzeczywistość, może nawet lepiej teraz niż wtedy, kiedy dopiero wchodziliśmy w kapitalistyczną rzeczywistość, niewiele z niej jeszcze rozumiejąc. Natomiast w ostatnich latach odzywa się moja przekora. Od jakiegoś czasu są tematy, które zawłaszczyły polskie teatry, które stały się modne. Przypuszczam, że te teksty, które zacząłem wybierać, bardziej epickie i nazwijmy je „klasyczne” – są reakcją na to, że ja nie chcę biec razem z innymi w teatralnym wyścigu szczurów. 

			– Czyli boi się Pan „zaszufladkowania”?

			– Nie myślę o tym w ten sposób. Zacząłem się chyba po prostu trochę nudzić w polskim teatrze. To znaczy, intelektualnie bywa on dla mnie ciekawy, ale coś, co jeszcze parę lat temu było odkrywcze i świeże – stało się martwą konwencją. Myślę, że moje wybory repertuarowe z ostatnich lat, to sposób poszukiwania swojego miejsca. Szukania poza eksperymentami, które stają się trochę jałowe, ucieczką przed radykalizmem, który jest tylko towarem na eksport, a nie wynikiem jakieś drogi artystycznej. Kiedy po raz kolejny widzę przekroczenie, które nie jest przekroczeniem, a wyobrażeniem o nim, to uciekam do takich autorów jak Molier, Tołstoj, Mann czy Żeromski.

			– Dziękuję za rozmowę.
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			Fot. Łukasz Zarzycki

			 

			 

		

	
		
			 

			FILM

			W cieniu Kantora (Festiwal Form Dokumentalnych NURT 2015), Piotr Kletowski

			 

		

		
			Festiwal Form Dokumentalnych „NURT” miał wyjątkowy kształt. Prócz przeglądu konkursowego, tegoroczną imprezę współtworzył szereg imprez towarzyszących poświęconych osobie i twórczości Tadeusza Kantora, którego 100-lecie urodzin obchodziliśmy w tym roku.

			 

		

		
			Postać Kantora nieodłącznie związana jest z postacią pomysłodawcy i dyrektora artystycznego festiwalu – Krzysztofa Miklaszewskiego, który w swym przebogatym życiu artystyczno-pedagogicznym miał również zaszczyt być aktorem Kantora, wcielając się np. w postać żołnierza w najsłynniejszym chyba spektaklu mistrza z Wielopola „Umarłej klasie”, sfilmowanej przez Andrzeja Wajdę w 1976 r. Kantor – jak to z wielkimi twórcami bywa – kiedyś znany i podziwiany, dziś stał się, zwłaszcza w Polsce, kimś w rodzaju „żywego eksponatu”, o którym przypomina się jedynie z racji rocznic i jubileuszów. Pamięć o tym wielkim artyście ma przywołać realizowany właśnie film kreacyjny z Borysem Szycem w roli teatralnego wizjonera. 

			Jądrem sztuki twórcy „Umarłej klasy” były dwie idee, dziś bardzo ważne w sztuce performatywnej. Pierwsza z nich, związana z formą, była idea konwergencji sztuk, zacierania granic między literaturą, malarstwem, sztuką teatralną. Kantor – po swojemu realizował, na niwie teatralnej, artystyczne teorie Stanisława Wyspiańskiego (mówił, nie bez nuty kabotynizmu, że „jest nas dwóch w polskim teatrze: Wyspiański i ja”), dla którego różne rodzaje sztuki musiały stopić się w jedno, by móc wykreować spójny świat przedstawienia, najczęściej będący projekcją wewnętrznego stanu jego twórcy. Ta, dziś byśmy powiedzieli multiartystyczna forma miała być wehikułem właśnie wydobytych na zewnątrz głęboko skrywanych przeżyć, przemyśleń, wizji artysty, dla którego nie było absolutnej różnicy między życiem prywatnym a sztuką, którą tworzy. Dlatego też posługując się artystycznym konglomeratem Kantor, jak żaden artysta w polskim, a może i światowym teatrze, czynił ze swego życia Wielki Teatr. Życia tak zewnętrznego (swych przeżyć związanych z dzieciństwem i młodością w miasteczku Wielopole, II wojną światową, Zagładą, wejściem w świat wielkiej sztuki i zderzeniem z prozą egzystencji), jak i wewnętrznego (zbudowanego na bazie filozoficznych i estetycznych teorii, z których chyba bergsonowska fenomenologia, nietzscheański estetyzm i camusowska metafizyka fizyczności oraz jungowska koncepcja mitu jako fundamentu ludzkiej osobowości były najważniejsze).

			Frenetyczne, plastyczno – literacko – teatralne przedstawienia Kantora, pełne mitologicznych i religijnych symboli, przemieszanych jednocześnie z prozaiczną, niekiedy wulgarną fizycznością, dawały świadectwo obecności świata wewnętrznego artysty, który – jak rezonans – wibrował przeżyciami zbiorowości ludzkiej żyjącej w II połowie XX wieku. Jak fenomenalnie został ujęty los zbiorowości w „Umarłej klasie”, gdzie na przykładzie losów młodzieży wypełniających szkolne ławy wielopolskiego gimnazjum, Kantor ukazał tragiczny (czy raczej tragikomiczny) los polskiego (czy raczej europejskiego) społeczeństwa, z jednej strony rzuconego w tryby wielkiej historii pisanej przez totalitarne mocarstwa, z drugiej poddanej presji codziennych rytuałów wynikających z biologicznych uwarunkowań egzystencji. W ujęciu twórcy „Wielopole, Wielopole”, ów „bagaż” pamięci rzutuje nie tylko na tych, co pamiętają przeszłość (stąd te dziecięce kukły wciąż przytroczone do pleców dorosłych), ale też na życie współczesnych. Bo właśnie tym, co najbardziej interesujące w dziele Kantora, była jego „obsesja pamięci” – tak zbieżna choćby z proustowskim (bergsonowskim) pojmowaniem czasu – jako czegoś plastycznego, „materii”, z której artysta dowolnie lepi swoje dzieło, nadając mu określony kształt.

			Dlatego obecność Kantora na scenie, w czasie spektakli, jawiła się jako znak, że wszystko, co widzimy podczas teatralnej wizji materializującej się za pomocą aktorów i rekwizytów (aktorów-rekwizytów?) w przestrzeni teatru, miało wymiar seansu pamięci, wyprowadzonego wprost z jaźni (i podświadomości) artysty. Jak w spektaklu „Nigdy tu już nie powrócę”, gdzie Kantor nie tylko – tradycyjnie – rozliczał się z przeszłością, ale próbował ukazać świat współczesny, jako rzeczywistość nie tyle obiektywną, co bardziej kreowaną w umyślę patrzącego na nią człowieka (artysty?), posługującego się w oglądzie materialności „mitycznym filtrem”.

			Dobrze więc się stało, że kieleccy miłośnicy sztuki, w ramach „NURT-u” mogli przypomnieć sobie o mocy artystycznej kreacji Tadeusza Kantora, oglądając jego przedstawienia, filmy dokumentalne o nim, wystawę fotografii jemu poświęconą. Dobrze by było, gdyby i kieleccy artyści przypomnieli sobie „lekcję Kantora” i tworząc własne teatralne spektakle nie bali się – jak to przed laty robił Kantor – grać w sztukę va banque – odważnie przekraczając granicę artystycznej kreacji i własnej autoekspresji, unikając wszakże tandetnego ekshibicjonizmu, lecz poprzez rygor formy docierając do prawdy o sobie samym.

			Nie samym Kantorem wszakże żył tegoroczny „NURT”. W przebogatym konkursie filmowym, w którym nie było raczej filmów słabych (poziom prezentowanych dzieł od jakiegoś już czasu jest na dość wysokim poziomie), najciekawsze były dokumentalne portrety ludzi, którzy w swym życiu chcieli za wszelką cenę osiągnąć szczyt (dosłownie i w przenośni), lecz po jego zdobyciu nie potrafili się odnaleźć w normalnym życiu, płacąc za swój sukces najwyższą cenę.

			Tak było w przypadku Jerzego Kukuczki polskiego alpinisty – bohatera brawurowego dokumentu Jerzy Pawła Wysoczańskiego, który po zdobyciu wszystkich ośmiotysięczników popełnił swego rodzaju samobójstwo (nie mogąc wrócić do normalnego życia bez gór) czy też Elżbiety Czyżewskiej – słynnej polskiej aktorki, sportretowanej w dokumencie „Aktorka” Kingi Dębskiej i Marii Konwickiej – która zrezygnowała z oszałamiającej kariery w Polsce, by (z dość mizernym skutkiem) podbijać aktorski świat Ameryki.

			Osobiście jednak chciałbym zwrócić uwagę na dwa filmy – jeden nagrodzony, „nagrodą pocieszenia” (tzw. „Wyróżnieniem jury”, które w tym przypadku powinno być zamienione na najwyższe, lub przynajmniej drugie w kolejności), był znakomity obraz „Pieśń pamięci” Nathalie Rossetti i Turi Finocchiaro – niezwykła opowieść o sakralnej muzyce Ormian, która jest wehikułem pamięci o masakrze tego narodu dokonanej w 1915 r. przez Turków. Film ten, będący swego rodzaju impresją (ale też zapisem pracy nad spektaklem teatru tańca wrocławskich artystów, współpracujących z autentycznym mistrzem ormiańskiego śpiewu) był niezwykle poetycką, hipnotyczną wprost filmową zadumą nad przenikaniem życia i sztuki, historii i współczesności, okrucieństwa i łagodności, ciała i duszy. Rzadko, nawet w kinie dokumentalnym można spotkać działa o takiej intensywności wizualnej i dźwiękowej, głęboko rezonującej w duszach odbiorców.

			Drugi film, na który chciałbym zwrócić uwagę, to obraz, pozornie, jakich wiele w „Nurtowych” przeglądach – zwłaszcza w sekcji zarezerwowanej dla reportaży i tzw. dokumentów interwencyjnych. Sam w sobie reportaż „Zamknięty świat Edwarda”, w reżyserii Michała Borowieckiego, nie był może żadną formalną rewelacją, ale podjęty przez twórcę temat (uwięzienie 40-letniego, chorego na zespół Downa mężczyzny przez jego matkę) ewokuje prawdziwą tragedię, pełną bólu, cierpienia, człowieczeństwa wystawionego na najcięższą z prób, miłości zaplecionej z nienawiścią. Chciałoby się, żeby kamera mogła wejść do tego domu, pełnego tak skrajnych emocji. By obiektyw kamery rozświetlił – choć na chwilę – ten ludzki dramat, którego żadna sztuka nigdy nie jest w stanie opisać w pełni, lecz może spróbować go dotknąć. Takie filmy rzadko dostają nagrody, zarezerwowane zwykle dla realizowanych przez tuzów dokumentu (bądź utalentowane dzieci tuzów) filmy. A szkoda, bo być może właśnie w takich obrazach życie najpełniej stapia się ze sztuką tworząc uniwersalną tragedię. Na miarę najlepszych sztuk Tadeusza Kantora.
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			Plakat filmu Jurek, reż. Paweł Wysoczański, nagroda Złoty Nurt

			 

		

	
		
			 

			Metamorfoza sybaryty z Zwittau (Dawid M. Crowe „Oskar Schindler. Prawdziwa historia”), Paweł Chmielewski

			 

		

		
			Za kilkanaście miesięcy minie 25. rocznica powstania jednego z najważniejszych filmów końca ubiegłego wieku, a na pewno najlepszego w dorobku reżysera „kina nowej przygody” – Stevena Spielberga. Mowa oczywiście o „Liście Schindlera”.
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			David M. Crowe

			Oskar Schindler. Prawdziwa historia

			862 s. ; 24 cm

			Warszawa : Prószyński Media, 2015

			 94(100)”1939/1945”:341.322.5:929-052(430)”19”

			 

		

		
			O Oskarze Schindlerze pierwszy raz dowiedziałem się jeszcze mieszkając w Krakowie, gdy na ścianie kamienicy przy ulicy Gazowej, tuż obok nieistniejącego od paru lat kina „Wisła”, wisiał plakat – producent filmowy poszukiwał statystów, ciemnowłosych, najlepiej całych rodzin oraz wypożyczał przedwojenne rekwizyty – ubrania, obuwie, walizki. Potem na ulicy Szerokiej (w zasadzie placu) zaparkowały ciężarówki, parę ekskluzywnych samochodów, kręcił się niski człowiek w zielonej kurtce z kożuchem, prostokąt ulic otoczono taśmami, obstawiono policją i „coś” montowano. Kilka dni później wracałem wieczorem z centrum. Było ciemno. Przeszedłem przez plac i nagle trafiłem na ciąg bram z dziwnymi napisami, szyldów z gwiazdą Dawida. Planu zdjęciowego nikt nie pilnował. Pobiegłem do domu po aparat i zrobiłem kilka zdjęć. Wciąż jednak nie wiedziałem kim był Oskar Schindler.

			Kim w takim razie był Oskar Schindler? Czy naprawdę godnym szacunku wybawcą, jakim jawi się w filmie Stevena Spielberga „Lista Schindlera”? Czy też uganiającym się za kobietami alkoholikiem obdarzonym wątpliwymi umiejętnościami biznesowymi? – tak zaczyna biografię przemysłowca z Zwittau pisarz David M. Crowe, wykładowca, honorowy przewodniczący Stowarzyszenia na Rzecz Studiów nad Nacjonalizmem Uniwersytetu Columbia, członek komitetu Muzeum Holocaustu w Waszyngtonie. Autor dotarł do niepublikowanych dokumentów, listów rodzinnych, ale przede wszystkim bogatych archiwaliów czeskich (Zwittau, to dzisiejszy Svitavach na Morawach), polskich, niemieckich, argentyńskich (tam po wojnie przez kilka lat mieszkał Schindler), amerykańskich i izraelskich. Są wśród nich stenogramy przesłuchań, raporty policyjne, zeznania świadków przed komisjami badającymi zbrodnie nazistowskie, sentencje wyroków. Spotykał się z „dziećmi Schindlera” (tak nazywał Oskar „swoich” Żydów, których ocalił z zagłady), byłą żoną, wielokrotnie odwiedzał Polskę, Czechy i Izrael, przestudiował korespondencję i notatki prasowe z kilkuletnich, nieudanych prób nakręcenia filmu jeszcze w latach 60. i 70. 

			To najpełniejsza biografia niemieckiego Sprawiedliwego Wśród Narodów Świata – tytuł otrzymał dopiero pośmiertnie, za życia posadził tylko drzewko, ale wobec sprzeciwu niektórych członków Yad Vashem nie ujrzał oficjalnego dyplomu – który obok Raoula Wallenberga i Ireny Sendlerowej uratował największą liczbę Żydów podczas II wojny światowej – ok. 1200 osób. Crowe pisząc biografię i przywołując kolejne fakty z życia Schindlera – zwłaszcza te dotyczące prowadzenia fabryki w Krakowie – konfrontuje je z obrazami filmowymi Spielberga. 

			Reżyser „Szczęk” i „Imperium słońca” nie chciał początkowo ekranizować książki Thomasa Keneally’ego „Arka Schindlera” (na niej oparto scenariusz), proponował ją Romanowi Polańskiemu (odmówił ze względu na bliski związek z obozem w Płaszowie – zginęła tam jego matka) i zatrudnił Martina Scorcese. Hamletyzowanie (świetnie opisane) wielkiego reżysera kończy się po kilku latach i zgoda na zamianę zostaje przehandlowana ze Scorcese za... „Przylądek strachu”. Autor biografii długo analizuje i szuka np. słynnej „dziewczynki w czerwonym płaszczyku” (kilka hipotez) i pokazuje jak w rzeczywistości powstała słynna „lista”. Jej autorem nie był wcale Schindler, który organizował wtedy przeniesienie fabryki do Czech, a przez parę dni, aresztowany przez gestapo, siedział w więzieniu. Listę ułożył – nie bez egoistycznych intencji ktoś całkiem inny (tu odsyłam do książki). Chwytające za gardło sceny nocnego pisania przez Liama Neesona i Bena Kingsleya, ostatniej przemowy Oskara Schindlera (ze złotą odznaką jako symbolem dwójki ocalonych z Holocaustu) nigdy nie miały miejsca. Crowe punktuje je po kolei, ale myślę, że filmowa wersja Spielberga nie byłaby tym, czym jest, czarno-białym arcydziełem o potwornej sile rażenia, gdyby ściśle trzymała się życiorysów.

			„Oskar Schindler. Prawdziwa historia” to również rozbudowane tło historyczne. Autor kreśli szeroką perspektywę systemu biurokratycznego Generalnej Guberni, wyjaśnia okoliczności i uwarunkowania ataku III Rzeszy na Czechosłowację i Polskę (pamiętajmy, że odbiorcą jest przede wszystkim czytelnik anglosaski). Duży rozdział traktuje o postaci Amona Götha, komendanta obozu pracy (potem koncentracyjnego) w Płaszowie. Diaboliczna relacja Schindlera usiłującego przekupić i obłaskawić Götha, stanowi jedne z ciekawszych fragmentów książki. Bez nazistowskiego zbrodniarza nie byłoby „anioła” Schindlera. Göth i Schindler stanowią manichejskie odbicie natury świata.

			David M. Crowe wciąż stawia pytania, kiedy Oskar Schindler zaczął być dobry. Dlaczego stał się dobry? Jeszcze przed wojną (w jej trakcie i po zakończeniu również) znany był z hazardowych długów, pijaństwa (kilka razy aresztowany) i licznych kochanek. Uwielbiał życie. Był agentem Abwehry, który jeszcze na terenie Czech współtworzył plany dywersji przeciw Polsce. Postawiona zostaje teza, że uczestniczył w operacji „Himmler” (m. in. atak na radiostację w Gliwicach). Do Krakowa przyjechał tylko po to, aby się wzbogacić, słysząc, że za bezcen można tu przejąć pożydowskie fabryki. 

			Kiedy więc następuje metamorfoza Oskara Schindlera? Nie otrzymujemy bezpośredniej odpowiedzi. Crowe stawia tezę, że dopiero w zetknięciu z Göthem, patrząc na likwidację krakowskiego getta, aresztowany przez gestapo („za prożydowskie i propolskie sympatie”) zaczyna być nie tylko finansistą, ale zaczyna dojrzewać jako człowiek. Ostatecznej odpowiedzi nie otrzymujemy. Wraz z nią biografia przestałaby nas interesować. Życiorys bez tajemnicy, to życiorys mało ciekawy.
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			Na frontonach kamienic krakowskiego Kazimierza pojawiły się dawno zapomniane szyldy – elementy scenografii do „Listy Schindlera”
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			Fragment szerszego planu filmowego przy ulicy Szerokiej (kilka dni przed kręceniem scen do „Listy Schindlera”). Z prawej strony w kadrze, w zielonej kurtce z charakterystycznym kapturem Steven Spielberg

		

		
			Fot. Paweł Chmielewski

			 

		

	
		
			 

			Jest na wzgórzu dwór Mendoga (Tadeusz Lubelski „Historia kina polskiego 1895-2014”), Paweł Chmielewski

			 

		

		
			„Historia kina polskiego”, nie filmu, a właśnie kina – to tytuł obszernej (793 strony drobnym druczkiem) książki Tadeusza Lubelskiego. Nie poruszamy się tylko w zaklętym kręgu ustawień kamery, kreacji aktorskiej, szybkiego montażu, korespondencji muzyki z obrazem. Film jest częścią życia społecznego, zależy od politycznych decyzji i ekonomicznych uwarunkowań. To historia rzucona na tło szerokie, panoramiczne.
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			Tadeusz Lubelski

			Historia kina polskiego 1895-2014

			793 s. ; 25 cm

			Kraków : Wydawnictwo Universitas, 2015.

			791(438) 

			 

		

		
			Czytając ostatnie fragmenty zastanawiałem się czy lepszym –bezpieczniejszym – pomysłem byłoby doprowadzenie historii do roku 2000, może 2005, zamiast zakończenie jej na produkcjach wyświetlanych kilka miesięcy temu (w książce znajdujemy nawet informację o śmierci Marcina Wrony). Dystans byłby bezpieczniejszy, choć z drugiej strony, zamysł autorski pozwala spojrzeć na najnowsze filmy w prawie szerokoekranowym planie.

			Historia kina, to historia technicznego postępu. Zanim poznamy pierwsze polskie filmy, Lubelski dokładnie relacjonuje najstarsze próby, pokazy, rywalizację firm produkujących sprzęt, przytacza relacje z planu najwcześniejszych, króciutkich filmów, kreśli sylwetki producentów, ich opór wobec dźwięku, kreowanie mody, ceny biletów. Dość dużo anegdot (zwłaszcza w rozdziałach poświęconych międzywojniu), cytatów i odsyłaczy do artykułów prasowych, prac naukowych, wywiadów, tworzy bogaty materiał bibliograficzny. Sugestia autorska jest dość jasna – kto chce niech sięga głębiej. Nie wiem czy zaproponowałbym lekturę linearną „Historii polskiego kina”, raczej hasłowo-encyklopedyczną – konkretny film, reżyser, scenarzysta, nurt gatunkowy i zabawę w śledzenie, który z twórców uznawany jest przez Lubelskiego za wybitnego. Nie ma tej egzemplifikacji w tekście, lecz Wojciech Has i Krzysztof Zanussi zdają się najbliżsi wrażliwości krakowskiego filmoznawcy. Również Kieślowski, zmiażdżony przez krytykę oficjalną i opozycyjną za obraz „Bez końca”.

			Tadeusz Lubelski proponuje analizę polskiego kina z punktu widzenia strategii i postaw twórczych (tu przypomina się klasyczne dla literaturoznawstwa dzieło o strategiach poetyckich Edwarda Balcerzana), parafrazując tytuły słynnych filmów i utworów literackich. Mamy zatem „Fabulatorów”, „Mikrobiografów”, „Artystów” i „Z punktu widzenia: -wykluczonych, -wchodzących w życie”, zapożyczenia od Brandysa i Hłaski.

			Po rozpoznaniu 120 lat historii polskiego kina rozumiemy, co najbardziej szkodzi sztuce – paternalizm i polityczne zamówienie. Służą temu zwłaszcza trzy przypowieści. Dwa przypadki – niemożność, niszczenie scenariuszy (przykładem „Robinson warszawski” o Szpilmanie według pomysłu Czesława Miłosza) i reżyserskiej inwencji w okresie 1945-1956 oraz skazanie na niebyt wielu arcydzieł w stanie wojennym, to czarny scenopis dziejów.

			I tylko jedna, najstarsza przypowieść jest zabawna. Pierwszy okres po odzyskaniu niepodległości w 1918 r. to wysyp filmów patriotycznych, ekranizacji literackiej klasyki. Największym przedsięwzięciem okazał się „Pan Tadeusz”. Obraz współfinansowany przez państwo, reżyserowany przez doskonale „usytuowanego” Ryszarda Ordyńskiego, o budżecie pół miliona złotych (starałem się znaleźć przelicznik równowartości – to prawdopodobnie ponad 20 mln współczesnych złotych). Po premierze marszałek Piłsudski miał powiedzieć Ordyńskiemu: Otóż w dawnych czasach żył na Litwie książę Mendog. Posiadał wielki zamek. Bywało, że zapraszał gości na ucztę... a później ich mordował... No, do widzenia panu, do widzenia.

			Pouczające. Nie tylko dla reżyserów.

		

	
		
			 

			MUZYKA

			Ich czas (Heart Attack „Neony”), Aleksandra Sutowicz

			 

		

		
			Słowa jednego z kawałków na nowej płycie grupy Heart Attack, rozpoczynającego cały album, brzmią to jest nasz czas, nikt nas teraz nie powstrzyma. Mam wrażenie, że to motto przyświecało tworzeniu najnowszej płyty „Neony”, bo z każdym dźwiękiem pochodzącym z tego krążka słychać coraz ostrzejsze i intensywne brzmienia, jak gdyby album miał być wyraźnym śladem na polskiej scenie heavymetalowej.
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			Heart Attack, Neony, Heart Attack/Lynx Music, 2015

			 

		

		
			Na początek słów kilka o okładce, bo to ona, jako pierwsza zwraca uwagę. Czarno-białe i przyciemnione zdjęcia członków grupy wprowadzają w ciemne zaułki, ulice i krakowskie puby (Heart Attack to zespół pochodzący z Krakowa). W ten nieco mroczny świat, zadymionych knajp wprowadza nas już samo „Intro”, któremu towarzyszą skrzypiące drzwi, odgłos rozmów, śmiech i gwar. Ta nieco trochę modernistyczna atmosfera i specyficzny nastrój mają towarzyszyć przez całe ponad trzydzieści sześć minut trwania całej płyty.

			To płyta mocno rock’n’rollowa, której nie brakuje również ostrych, metalowych brzmień oraz ciężkiego grunge’u. Wszystko to łączy się z ostrym wokalem Marcina „Szikago” Przybysia, który nie daje sobie odrobiny odpoczynku. Jego wykonania z każdym kawałkiem są coraz mocniejsze, nieco chropowate, w dobrym tego słowa znaczeniu. Skład uzupełniają: Paweł „Hevi” Szustak (perkusja), Radosław „Dźwiedziu” Nattich (bas), Jakub „Bobby” Rosiński (gitara).

			Z pewnością nie jest to album dla kogoś o słabych nerwach. Ich płyta daje kopa, ma stać się swego rodzaju używką. Artyści stworzyli kawałki z mocnym przytupem, a wykorzystanie dźwięków tłuczonego szkła, zamykających się drzwi, wprowadza odbiorcę w oniryczny świat, nie do końca jesteśmy pewni czy jest to wytwór naszej wyobraźni czy efekt melodii.

			Na całość składają się solidne i wyraźne gitarowe riffy. Mimo, że album to połączenie, zarówno klasycznych hardrockowych jak i metalowych kawałków, to ich brzmienie jest nowoczesne. Warto wspomnieć o perkusji, która nadaje tempa każdemu utworowi.

			Najdłuższy kawałek na całej płycie to tytułowe „Neony”, w którym swego wokalu użyczyła Patrycja „Trisz” Mrowiec. To utwór układający się w kilku poziomach, występują w nim różnorodne tempa, nieco psychodeliczny, ale pobudzający jednocześnie. Kobiecy głos na łagodzi mroczność albumu, choć wysokie partie głosowe „Triszi” brzmią nieco jak wypowiadane zaklęcia. 

			Teksty niestety nie brzmią zbyt oryginalnie i twórczo. Moja uwagę zwróciła stwierdzenie zło czasami też jest dobre z „Jest tam, kto”, w którym wykorzystano temat „wizyty niespodziewanego gościa”. Ta fraza na pewno wyróżnia się refleksyjnością. Tytuły są spójne i wpisują się w cały klimat, jednak nie ma w nich nic, co mogłoby nas zaskoczyć. 

			Grupa Heart Attack nagrała ciężki, rockowy album. Moim zdaniem nie wyróżnia się on na tle innych zespołów, na polskiej scenie rockowej czy metalowej. Choć niektóre kawałki brzmią nieco nowatorsko, to niestety są to krótkie wyjątki. To nie jest płyta, dla kogoś, kto szuka nowości i pragnie jakiegoś zaskoczenia. Płyta istnieje w obrębie ściśle ustalonych gatunków i tego się chyba trzymajmy.

		

	
		
			 

			Z przykrością stwierdzam, że nie zawiera... (Pięć najlepszych płyt 2015), Mirosław Krzysztofek

			 

		

		
			Kilka najlepszych płyt wydanych w 2015 roku. Małe podsumowanie. Trochę nie fajnie to robić, bo przecież w czasach Internetu każdy zna się na wszystkim, może wyrazić swoją opinię, często niepochlebną i większość, szczególnie uzdolniona jak uważają sami o sobie, robi z tego użytek. Zaryzykuję i ja.

			 

		

		
			Pięć wydanych w 2015 roku płyt, których każdy powinien posłuchać.

			No to proszę czytać, bo nie będę dwa razy powtarzać. Wybór jest, jak zwykle, subiektywny, i w większości, nie pochodzi z pierwszego sortu utworów nadawanych w polskojęzycznych i nie tylko, mediach. Z przykrością stwierdzam również, że krótka lista nie zawiera wykonawców polskich, co z pewnością narazi moją skromną osobę na zarzut kosmopolityzmu, a może nawet celowe propagowanie wzorców obcych narodowej kulturze i tradycji. Satysfakcji nie gwarantuję, bo przecież każdy ma inny gust, a sporo ludzi nie ma go wcale. Poniższe płytki mogą się spodobać po drugim, a może i trzecim przesłuchaniu. Wtedy słuchamy już tego, co znamy, więc polubić jest łatwiej. Dodam jeszcze, że lista jest całkowicie przeze mnie zmanipulowana i pisana pod własne dyktando. Płyt wysłuchałem wielokrotnie i mimo tego nie wzbudziły we mnie potrzeby ich „wygaszania”. Może, gdybym ich nie słuchał, miałbym o wiele więcej na ich temat do powiedzenia, ale jestem staromodny, słucham i oglądam dzieła, o których zdarza mi się pisać. W tej sprawie żadna zmiana, nawet dobra, raczej u mnie nie nastąpi.
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			Julia Holter

			Have You In My Wilderness

			Domino Recording

			 

		

		
			Barokowy pop, jak ktoś ładnie nazwał zawartość tej przepięknej płyty, zasługuje na uwagę każdego, kto lubi muzykę wychodzącą poza schemat znany z list nadawanych w radiu piosenek. Cudowne aranżacje, melodie i klimat. Dla miłośników wczesnej Kate Bush i wszystkich innych.
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			Algiers

			Algiers

			Matador Records

			 

			 

		

		
			Najlepszy debiut 2015 roku. Najlepszy koncert na katowickim Off Festivalu 2015.

			Muzyka pełna niespodzianek, niepokoju, wciągająca i niepodlegająca zaszufladkowaniu. Perła pod każdym względem.
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			King Crimson

			Live At The Orpheum

			Discipline Global Mobile

			 

		

		
			Kolejne wcielenie legendy rocka. Jedna z niewielu grup, która ma ciągle coś do zagrania i robi to od lat z powodzeniem, nie będąc przy okazji parodią samej siebie. Trzech perkusistów (Bill Rieflin, Gavin Harrison, Pat Mastelotto) współpracowało już wcześniej z KC i Robertem Frippem. Grający na saksofonie Mel Collins to członek King Crimson z lat siedemdziesiątych. Basista Tony Levin i najnowszy „nabytek” gitarzysta i wokalista Jakko Jakszyk uzupełniają tę mieszankę, którą Fripp nazwał siedmiogłową bestią. We wrześniu 2016 r. zagrają w Polsce cztery koncerty. Album „Live At The Orpheum” do bardzo dobry „starter” dla słuchaczy dopiero poznających twórczość „Karmazynowego Króla”. I radość dla fanów.
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			Father John Misty

			I Love You, Honeybear

			Sub Pop Records

			 

		

		
			Umieszczenie tego albumu na mojej subiektywnej liście najlepszych płyt wydanych w 2015 r. demaskuje mnie całkowicie, jako zramolałego, sentymentalnego i tęskniącego za czymś ulotnym i nieokreślonym głupka. Joshua Tillman znany szerszej publiczności bębniarz amerykańskiej formacji Fleet Foxes, jako Father John Misty przeistoczył się w autora doskonałych piosenek. Robi to świetnie. Udowadnia, że w dzisiejszych czasach jest miejsce na bezpretensjonalną i po prostu ładną twórczość. Całkowicie niemodne brzmienie, jakie możemy spotkać jeszcze na płytach Brytyjczyków z Belle And Sebastian. Jeśli ktoś myśli, że ładna muzyka oznacza również grzeczne i płytkie teksty o miłości, to się myli. Weźmy choćby taki fragment utworu „Holy Shit”: Ancient holy wars/ Dead religions, holocausts/ New regimes, old ideals/ That’s now myth, that’s now real. Na bankiecie u pana prezydenta (amerykańskiego, oczywiście) tego raczej nie zagrają.
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			Møster

			When You Cut Into The Present

			Hubro

			 

		

		
			Norweska supergrupa: Ståle Storløkken (Supersilent), Nikolai Eilertsen (Elephant 9, Big Bang), Kenneth Kapstad (Motorpsycho) pod wodzą saksofonisty Kjetila Møstera (Ultralyd, Zaussi Five, The Core, Chick Corea), od którego nazwiska wzięła swą nazwę.

			Gratka dla miłośników muzyki improwizowanej w stylu Johna Zorna, czy mistrza lidera grupy, Johna Coltrane’a z punkowym zacięciem. Płyta była nagrywana na żywo. Muzyka, którą gra Møster chwilami przypomina utwory Morphine, ale na jakimś dziwnym wspomagaczu.

			 

		

	
		
			 

			Dialog polsko-czeski (Adam Pierończyk & Miroslav Vitous „Wings”), Łukasz Rakalski

			 

		

		
			Wyjątkowy prezent choinkowy otrzymaliśmy od autora słynnego albumu „Komeda: The Innocent Sorcerer”, który zapewnił mu statuetki Fryderyków w kategorii Jazzowy muzyk roku oraz Jazzowy album roku pięć lat temu. „Wings” to najnowsze dzieło w wykonaniu genialnego saksofonisty, Adama Pierończyka w duecie z gwiazdą kontrabasu – Miroslavem Vitousem.
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			Adam Pierończyk & Miroslav Vitous, Wings, For Tune, 2015.

			 

		

		
			Gdy jazzman klasy Pierończyka lub Vitousa pojawi się na nagraniu, można mieć pewność, że nawet kilka dźwięków a’capella, wydobywających się z jego instrumentu zabrzmi w sposób, który usatysfakcjonuje najbardziej uważnych słuchaczy. To jest dokładnie to, co dostaliśmy na płycie „Wings”. Muzycy nie stronią od długich, solowych fraz. Pozwalają obu instrumentom na zmianę dominować w dźwiękowej przestrzeni. Gdy grają razem, muzyka stanowi rozmowę, w której słychać wyraźnie, że każde zdanie jest odpowiedzią dla partnera i jednocześnie inspiruje go do dalszej pogawędki.

			To co zwróciło szczególnie moją uwagę zaraz po wysłuchaniu całego albumu, to poczucie, że jest bardzo wyważony, mimo iż dźwięki muzyków wydają się niczym nie związane. Mam na myśli to, że nie ma on żadnego sentymentalnego wydźwięku. Nie można także posądzić go o banalność. Zupełnie tak, jakby został zaprojektowany po to, by po prostu docenić piękno muzyki i porwać „na skrzydłach” słuchacza z dala od jego trosk. Podobnie jak w życiu, gdzie można tęsknić za przeszłością, czekać na to, co przyjdzie potem lub po prostu cieszyć się chwilą obecną.

			Trzeba poświęcić chwilę uwagi, by usłyszeć, że utwory, które z początku wydają się być swobodną improwizacją, w rzeczywistości są starannie zaaranżowane. Bardzo podobały mi się frazy, które, pozornie niezależnie wykonywane przez obu wykonawców, dążą do wspólnego zakończenia. Zwracają uwagę również ciekawe unisona, czyli melodie grane jednocześnie przez oba instrumenty, np. w utworze „Mustangi” lub „I’m Flying! I’m Flying”. Odniosłem wrażenie, iż to drugie celowo nawiązuje do znanej kompozycji Michała Urbaniaka „Cuckoo’s Nest”.

			Album nie jest pozbawiony humoru, o czym może świadczyć „Hypnotic Minuet”, który wywołał u mnie szeroki uśmiech i w moim odbiorze ma stanowić parafrazę klasycznej formy z przymrużeniem oka. Ponownie jednak, opanowanie i świadomość artystów nie pozwoliła sprowadzić go do powierzchownej karykatury.

			Adam Pierończyk słynie z nietuzinkowych aranżacji i jest uważany za jedną z najbardziej kreatywnych postaci na polskiej scenie jazzowej. Jestem przekonany, iż wielowymiarowość „Wings” również nie jest przypadkiem. Muzyka tu zaprezentowana nie wymaga od słuchacza bezwzględnej koncentracji, by w pełni cieszyć się jej walorami. Dla tych, którzy jednak poświęcą jej więcej uwagi, odkrywa sporo ciekawych smaczków.

			A tak zupełnie na marginesie chciałbym jeszcze dodać, że projekt okładki płyty bardzo przypadł mi do gustu i uważam, że jest to jeden z najlepszych projektów, które widziałem w wydaniu For Tune.

		

	
		
			 

			Świat maestro Tilo Wolfa (Lacrimosa „Hoffnung”), Emmanuella Robak

			 

		

		
			Nie ma w dyskografii Lacrimosy albumów słabych. Każdy jest inny i każdy wprowadza słuchacza w niesamowity świat miłości, tęsknoty, radości, smutku, samotności, gniewu, nadziei, troski, bólu – świat niby zawsze ten sam, ale za każdym razem opowiedziany na nowo, jakby z innej perspektywy. 
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			Lacrimosa, Hoffnung, Resurrection Records, 2015

			 

		

		
			Lacrimosa to jeden z nielicznych zespołów, który towarzyszy mi od czasów liceum. Wydanie kolejnego albumu jest dla mnie zawsze ogromnym wydarzeniem, a każdy kolejny koncert – przeżyciem muzycznym, którego rzadko doświadczam. Zachowanie należytego obiektywizmu nie wchodzi tutaj w rachubę, postaram się jedynie przybliżyć czytelnikowi świat maestro Tilo Wolfa. To genialny kompozytor, wizjoner, osobowość, a przy tym niezwykle skromny, nieśmiały i bardzo szczery człowiek (którego dane mi było poznać osobiście, co jeszcze bardziej wzmocniło fundamenty mojej miłości do jego muzyki), który od dwudziestu pięciu lat nie obniża muzycznej poprzeczki. 

			„Hoffnung” rozpoczyna piętnastominutowe preludium „Mondfeuer”. Od samego początku towarzyszą nam przepiękne frazy, wywołujące całą gamę uczuć. W piątej minucie pojawia się dźwięk gitary, w szóstej dochodzi perkusja i już wiadomo, że za chwilę Tilo swym wokalem pobudzi do życia najmniej znane, najbardziej ukryte i być można najbardziej zapomniane zakamarki naszej duszy. 

			Po preludium zaczyna się „Kaleidoskop”, który jest przykładem tego genialnego połączenia muzyki klasycznej z rockowym graniem, co jest znakiem charakterystycznym Lacrimosy. Partie basu doskonale dopełniają symfoniczne frazy, a gitara elektryczna napędza tempo smyczkowych partii. Do tego utwór jest niezwykle melodyczny, a głosy Tilo i Anne, jak zwykle prowadzone w punkt. 

			Na albumie znajdują się momenty mocniejsze, jak dynamiczne „Unterwelt” czy „Der Kelch Der Hoffnung”, nie brak też spokojniejszych utworów jak „Die Unbekannte Farbe” i „Tranen Der Liebe”; nie brak też tej muzycznej radosnej iskierki, jaką jest „Keine Schatten Mehr”.

			Numer Anne, bo na każdym albumie jest, co najmniej jeden utwór zaśpiewany i skomponowany wyłącznie przez Anne Nurmi, jest jak zwykle przysłowiową „wisienką na Lacrimosowym torcie”. „Thunder and lighting” jest świetnie zaśpiewanym, skomponowanym i zaaranżowanym utworem. Lekkość śpiewu Anne i jej piękny wokal sprawiają, że zawsze te utwory są w pewien sposób inne niż cała reszta. Są inne, ale nigdy nie oderwane od spójnej całości. 

			Nie zabrakło też tych wzniosłych, monumentalnym utworów, po wysłuchaniu których rzeczywisty świat przestaje być ten sam. Dwie części „Aperionu” i otwierający płytę piętnastominutowy „Mondfeuer” to wizytówka Lacrimosy, po której potwierdza się przekonanie, że Lacrimosa to ideał. 

			I jak zwykle po zakończeniu kolejnego dzieła ma się ochotę na więcej, a przede wszystkim ma się ochotę usłyszeć ten materiał na żywo. Mam więc nadzieję, że Lacrimosa zagości u nas na trasie promującej Hoffnung.

		

	
		
			 

			Wizja dźwięku (Rafcox „Sound Designer”, Festiwal Firmament 2015), Emmanuella Robak
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			Grzegorz Bojanek – współtwórca (wraz z Zen Lu) polsko-chińskiego projektu „ChoP” – poszukiwania muzyczne w nurcie ambient. Ich muzyka była ścieżką dźwiękową w filmie „Better Life” brytyjskiego twórcy video Isaaca Juliena, dobrze przyjętym podczas 67. Festiwalu Filmowego w Wenecji. Wielokrotnie koncertował w Chinach, promując polską muzykę elektroniczną.
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			3King – założony w 2015 r. Występuje w składzie: Sławomir Pezda – saksofon tenorowy, Jakub Tybulczuk – saksofon barytonowy, Maksymilian Olszewski – perkusja. Stara się promować nowy styl akustycznego wykonywania muzyki drum’n bass, disco, house.
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			Rez Epo – kielczanin Konrad Materek. Od 2006 r. tworzy eksperymentalną muzykę elektroniczną – tworzy rozbudowane utwory łączące elementy drone, noise’u i ambient.

			 

		

		
			Fot. Wojciech Habdas

			 

		

	
		
			 

			„Sound Designer” projektu Rafcox, to najnowsze dzieło Rafała Gęborka, młodego świętokrzyskiego trębacza. Rafcox to jego pseudonim artystyczny, a tytuł płyty „Sound Designer” oznacza „projektanta dźwięku”, który próbuje poprzez nie ukazać słuchaczom własną muzyczną wizję.

			 

		

		
			[image: s41.jpg]
		

		
			Rafcox, Sound Designer

			 

		

		
			Premiera płyty odbyła się 12 grudnia podczas Festiwalu Firmament na scenie Kieleckiego Centrum Kultury. Album został wydany w edycji limitowanej (100 sztuk), której ostatnie egzemplarze można było kupić po koncercie w serwisie Allegro. Dla tych, którzy nie mieli okazji nabyć płyty w wersji „fizycznej”, istnieje forma alternatywna: pobranie całego albumu w najlepszej jakości z platformy bandcamp.

			Rafcox zaprosił do współpracy Pawła Konikiewicza oraz Adama Milwiw-Barona znanych z projektów muzycznych takich jak MilOopa czy Pink Freud. Album był nagrywany i miksowany w Studiu Piwnica pod Baronami we Wrocławiu, a za mastering odpowiedzialny jest Marcin Cichy. Oprawą graficzną płyty zajął się Michał Jaroń.

			Autorski projekt Gęborka powstał z dwóch powodów: wewnętrznej chęci i inspiracji. Rafał Gęborek znany jest ze współpracy z wieloma muzykami i zespołami, ale jak każdy artysta marzył, by stworzyć coś tylko i wyłącznie swojego. Jedną z inspiracji natomiast (bo na pewno nie jedyną) był live act projektu MilOopa, który wywarł na artyście ogromne wrażenie. Poza tym ogromna fascynacja dźwiękiem, poszukiwania muzyczne, chęć eksperymentowania i zrobienia czegoś nowego przyczyniły się do tego, że dzisiaj dostajemy LP w całej swojej okazałości. A jaki jest album?

			Połączenie trąbki z elektroniką wypada bardzo ciekawie. Jej charakterystyczne brzmienie, wypracowane przez Gęborka, jako jego znak rozpoznawczy jest myślą przewodnią w każdym utworze. Dźwięki trąbki i elektronika pulsują, przenikają się, dopełniają, współgrając ze sobą. Zakładając, że coś jest na albumie przypadkowe, bo eksperymentowanie z instrumentami, z brzmieniem czy łączeniem dźwięków przynosi czasami właśnie przypadkowe efekty, to nawet przypadek brzmi tutaj jak dobrze dopracowany plan.

			Rafcox jest więc twórcą, producentem, projektantem, narratorem i kreatorem swoich wizji, jest gospodarzem swojej autorskiej wędrówki po świecie gatunków takich jak ambient, elektronika, downtempo, techno, new age czy chillout. A jego muzyka to połączenie profesjonalizmu, dobrego pomysłu, bardzo dobrych kompozycji i wspominanych już wcześniej eksperymentów. 

			„Sound Designer” to świetnie brzmiące sześć numerów, z których moim zdecydowanymi faworytami są: otwierający płytę niesamowicie klimatyczny utwór „ami”, świetny aranżacyjnie „perky” i klubowy „fan”. I choć nie jestem fanką instrumentalnych albumów, to muszę przyznać, że „Sound Designer” przyciąga uwagę, a przyciągnąć uwagę bez wokalu udaje się naprawdę nielicznym.
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			Fot. Wojciech Habdas

		

	
		
			 

			DESIGN

			Obiekty reakcji („Re©akcje” w Instytucie Designu), Izabela Łazarczyk-Kaczmarek

			 

		

		
			„Re©akcje” w Institute of Design Kielce to wystawa, która za motyw przewodni wybrała postawienie sobie pytania o ludzkie reakcje, o ich zmianę w kontekstach, w jakie jesteśmy uwikłani, o nabyte odruchy i utarte reakcje społeczne. Punktem „zaczepienia”, rozpoczęcia procesu myślowego staje się przedmiot, który „wrzucony” w odpowiedni dyskurs zaczyna budować myśl artysty.

			 

		

		
			Obiekt bardzo często dookreśla film, wyznaczający ścieżkę interpretacji danej pracy. Zaskakujące formy, kształty stanowią często początek dla historii opartych na zwyczajnych, czasem błahych wydarzeniach czy schematach ludzkich zachowań.

			Pracowania Działań Intermedialnych Wydziału Ceramiki i Szkła wrocławskiej Akademii Sztuk Pięknych (skąd pochodzą prace) powstała w 2010 r. Młodzi twórcy starają się wykorzystywać nie tylko to, co powszechnie jest kojarzone z ceramiką, lecz poprzez multimedialne czy intermedialne środki wyrazu pokazać nowoczesne aspekty kreatywne. I tak ceramika połączona zostaje z filmem, fotografią, performancem, tańcem. Jej celem przestaje być funkcjonalność postrzegana w oczywisty sposób, stają się one bardziej obiektami poruszającymi społeczne wątki, zaznaczają problemy bliskie artystom, przestają być jedynie przedmiotami kreowanymi dla samej istoty piękna czy utylitarności.

			Na wystawie zwraca uwagę praca Magdaleny Wojaczek „True/False”, w której w ceramicznych, powyginanych, przypominających rynny, wypełnionych wodą kształtach „przepływają” litery, nie tworzą one słów, nakładają się na siebie, przestają być tym samym werbalizacją jakiejkolwiek myśli. Stają się swoistą dekoracją, pokazując równocześnie jak zmienia się informacja, jak ulega zniekształceniu. Z kolei praca Łukasza Rachwalaka, którego „usypany” ze zmielonej porcelany kształt leżącego, skulonego człowieka pokazuje jak nie potrafimy patrzeć, jak nie zwracamy uwagi na własne otoczenie. Przechodzące tunelem, w którym znajdował się obiekt osoby rozdeptują ją, niszczą. Jedynymi, które nie zignorowały kształtu były dzieci, instynktownie mijające lub cofające się przed „białym człowiekiem”. Podobnie Agnieszka Baczkowska w „Prism” oraz Weronika Lucińska w pracy „Szum” pokazują ignorancję człowieka na otoczenie i chęć odcięcia się od tego, co znajduje się wokół nas.

			Natomiast odpowiedzią, na czasem cyniczne zachowania ludzkie jest kołnierz Elżbiety Hejny – „Dystans”. Celem kołnierza jest zwiększenie osobistej przestrzeni osoby, która ma być całowana na powitanie. Artystka zaznacza, że w dzisiejszym świecie ulegamy pewnym wzorcom środowiskowym i nie zawsze pocałunek na powitanie jest szczerym wyrazem sympatii. 

			Wszystkie prace na wystawie, której kuratorami są Monika Patuszyńska i Adam Abel, pokazują jak młode pokolenie zaczyna wiedzieć, a nie tylko patrzeć na swoje otoczenie, własną codzienność i jak w inteligentny sposób wykorzystuje wybrane media, aby swoje obserwacje zmienić w obiekt.
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			Emilia Krankowska

			M.DOG (magnes dog; meeting dog)

			Film wideo 02:55, obiekty ceramiczne, 2012

			 

			Pomysł na M.dog’a zrodził się z obserwacji zachowań ludzkich w sytuacjach codziennych, zwyczajowych, gdzie nieodzownym towarzyszem spacerów większości osób stał się odtwarzacz mp3, bądź telefon komórkowy, który izoluje osobę, uniemożliwiając nawiązanie z nią kontaktu. Zaprojektowane formy ceramiczne odnoszą się do formy pieska, towarzysza zabaw, ale także do dziecięcej zabawki. Kojarzone z realnym zwierzęciem, nakreślają sytuację znaną wszystkim posiadaczom czworonogów – moment, kiedy dwoje nieznajomych wychodząc na spacer ze swoim pupilem zaczyna ze sobą rozmawiać. Forma poprzez swój nietypowy kształt skupia na sobie uwagę. Wyposażona w magnesy ma zadanie przyciągać się z drugą taką samą formą, co spowoduje u posiadaczy rozpoczęcie rozmowy, a co za tym idzie ułatwi bliższe poznanie się.

			 

		

		
			[image: 42_02_cer5%20DSC03684.psd]
		

		
			Karolina Gorczyńska

			SYTUACJA-GEST

			film wideo 03:03, obiekty ceramiczne, 2011

			 

			Konwencjonalne kobiece buty na wysokich obcasach wymuszają specyficzny ruch całego ciała. Jest on odbierany jako atrakcyjny i pociągający. Wprowadzenie nowej formy butów wykonanych z ceramiki wymusza ponowną naukę chodzenia. Buty stają się narzędziem do treningu, przygotowuje do kulturowo uwarunkowanej roli.

			 

		

		
			Fot. Tomasz Kozłowski

			 

		

	
		
			 

			Less is more (Wystawa grupy Zupagrafika w Instytucie Designu), Izabela Łazarczyk-Kaczmarek

			 

		

		
			Zupagrafika prezentująca prace na wystawie w Instytucie Designu, to jak czytamy m.in. na ich stronie internetowej, polsko-hiszpańska pracowania grafiki kreatywnej, zakochana w Polskiej Szkole Plakatu.

			 

		

		
			I coś w tym jest, prostota przekazu, kolorystyka czy pewien sposób myślenia nasuwają skojarzenia z dziełami Henryka Tomaszewskiego czy Józefa Mroszczaka. Do prac tego ostatniego nawiązuje zwłaszcza plakat z wykonanymi z metalowego wieszaka wąsami inspirowanymi postacią Salvadora Dalego. Mroszczak w jednym ze swoich afiszy, do „Rozbójników” Jacquesa Offenbacha wykorzystał motyw podkręconych na końcach wąsów.

			Cytatów, którymi posługują się graficy jest więcej, jednak w tym przypadku są one zmienione, przefiltrowane przez osobowość i współczesne spostrzeżenia autorów. Wielokrotnie nagradzani, nie tylko w Polsce, ale i np. na Tajwanie pokazują, że można pomimo tak oczywistych nawiązań stworzyć coś zupełnie nowego.

			Najczęściej pojawiającym się miejscem wydarzeń, do których projektowane są plakaty studia jest Poznań, być może ze względu na fakt, że właśnie tam, ma ono swoją siedzibę. Jednak spektrum wydarzeń jest wszechstronne. Festiwale na Malcie, Galeria Arsenał czy Festiwal Filmu Dokumentalnego. Jednak i na tym nie koniec, bo wszechstronność artystów zdaje się wychodzić poza ramy plakatów. Odsyłam na stronę gdzie można zobaczyć inne realizacje grupy jak np.: typograficzną instalację „Rura, która łączy” czy niezwykły projekt katalogu. W myśl hasła z jednego z plakatów „less is more” nie ma tu miejsca na przerost formy nad treścią.
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			TANIEC

			„Symulacja ciała” na jubileusz (20-lecie Kieleckiego Teatru Tańca), Agata Kulik

			 

		

		
			Kielecki Teatr Tańca w grudniu 2015 r. obchodził swoje 20-lecie. Działalność zainaugurował w grudniu 1995 r. spektaklem „Uczucia”. Dziś ma ponad 60 zrealizowanych premier, widowiska, koncerty, produkcje telewizyjne oraz udział w operach plenerowych.

			 

		

		
			Na przestrzeni tego czasu teatr współtworzyło około 200 znakomitych tancerzy. Wybitni choreografowie tworzyli tu spektakle wystawiane później na całym świecie. Kielecki Teatr Tańca współpracował m.in. z Operą Wrocławską, Teatrem Niederbayern w Niemczech i Operą Izraelską. KTT współtworzony przez Elżbietę Szlufik-Pańtak i Grzegorza Pańtaka jest jedną z trzech tego typu instytucji w naszym kraju.

			12 grudnia zaproszono na widownie dużej sceny Kieleckiego Centrum Kultury wszystkich pracowników teatru, przyjaciół darczyńców, współtwórców przedstawień i byłych tancerzy. Podczas tego wieczoru można było obejrzeć film, który zawierał przygotowania i fragmenty wszystkich spektakli na przestrzeni tych 20 lat. Dzięki archiwalnym materiałom można było zobaczyć, jak teatr zaczynał swoją działalność – bez stałego miejsca, ćwicząc na szkolnych salach gimnastycznych. Ta wewnętrzna moc sprawiła, że teatr jest dziś tym czym jest. Nie tylko teatr, ale Festiwal Tańca Kielce czy Międzynarodowe Warsztaty Tańca Jazzowego odbywające się cyklicznie w Kielcach, Szkoła Tańca i wszystko to, co sprawiło, że Kielce są ważnym punktem na tanecznej mapie Polski. Podziękowania, gratulacje, życzenia, ale i oczywiście to, na co czekali chyba wszyscy goście – premiera.

			„Symulacja ciała” to nowy spektakl, który niczym klamra spiął artystyczną część tego wieczoru. Pierwsza część spektaklu to „Class” w choreografii Elżbiety Szlufik-Pańtak. To artystyczna próba pokazania lekcji tańca. Wszystko dzieje się niezwykle synchronicznie. Widać dyscyplinę, ciężką pracę i systematyczność tancerzy. W „Class” dostrzegamy trud i przygotowania do tego, by tancerz mógł na scenie czuć się tak lekko i zwinie. Jednocześnie sceny te są piękne w swoim rytmie i pulsie. Przypominają wręcz trybiki jakieś maszyny, dzięki której tancerze zyskują to, co pomaga im odzwierciedlić emocje i uczucia.

			Kolejnymi przedstawieniami były fragmenty „Monochrome” w choreografii Jacka Przybyłowicza do muzyki Nine Inch Nails, fragmenty „Stołu bez szczęścia” w choreografii Elżbiety Szlufik-Pańtak oraz „Sen Jakuba” w choreografii Grzegorza Pańtaka.

			Wieczór zamknęła druga część „Symulacji ciała” – „Dance” w opracowaniu Grzegorza Pańtaka. „Dance” była bardziej skierowana na pokazanie relacji między tancerzami, na efekty ciężkiej pracy, którą mogliśmy zobaczyć w „Class”. pogłębionej o uczucia i ekspresję. Było bardzo żywiołowo i do tego stopnia tanecznie, że przedstawienie „Dance” poderwało do tańca niektórych widzów z krzeseł.

			Podczas jubileuszowego wieczoru można było zobaczyć wystawę ponad kilkuset archiwalnych zdjęć, wielu autorów dokumentujących przedstawienia Kieleckiego Teatru Tańca na przestrzeni minionych 20 lat.
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			Fot. Bartosz Kruk
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			Fot. Wojciech Habdas

			 

		

	
		
			 

			PLASTYKA

			Minimalizm, ikona, abstrakcja (Malarstwo Krzysztofa Sokołowskiego w „Domu Praczki”), Izabela Łazarczyk-Kaczmarek

			 

		

		
			Wystawa w Galerii Współczesnej Sztuki Sakralnej „Dom Praczki” to próba ujęcia znanych motywów sztuki sakralnej w abstrakcyjną formę. Krzysztof Sokołowski (rocznik 85’, absolwent Politechniki Gdańskiej i Akademii Sztuk Pięknych w Gdańsku, wielokrotnie wyróżniany za m.in. najlepszy dyplom ASP w Warszawie, zajmuje się malarstwem sztalugowym, monumentalnym. 

			 

		

		
			Artysta ukończył również kurs anatomii klinicznej – licencjat na Uniwersytecie Medycznym w Gdańsku. Poprzez sumaryczność własnej wypowiedzi plastycznej poszukuje innego obrazu sztuki religijnej niż ten znany od średniowiecza. Odwołując się jednak do schematów i procesów myślowych, postrzegania pewnych zagadnień na zasadzie skojarzeń, patrzy na sztukę sakralną w nieco inny, „czysty” i nowy sposób. Nie znajdziemy tu weryzmu, humanizmu czy utartych przedstawień i figuracji. Posługując się swoistym minimalizmem, rezygnacją ze wszystkich elementów mogących zawłaszczyć przestrzeń obrazu czy obiektu dla siebie, szuka rozwiązań czytelnych w swojej prostocie. Patrząc zatem na prace pokazywane w „Praczce”, posługiwanie się formą abstrakcji, niekiedy niemal geometrycznej, stanowiącej odbicie idei, z której wynika, że zarówno sam kolor czy kształt potrafi być nośnikiem danych emocji, wartości czy przeżyć. I tak „Boże Narodzenie” to oczyszczony niemal ze wszelkich figuralnych elementów prostokąt, pokryty bielą, na której prócz zróżnicowania w fakturze i wyodrębnienia formy kwadratu znajdują się jedynie cztery niewielkie koła. Jak można sądzić czwórka odnosi się do symboliki liczb. W tym przypadku cztery to porządek spraw ziemskich według Pisma Świętego. Podobnie „Biały kwadrat (trysagion)” poprzez formę kwadratu staje się kształtem Koronki do Trójcy Przenajświętszej.

			Tworząc na desce, artysta wybiera również, jako źródło inspiracji ikonę. Jego „Ikony relikwiarzowe” nie przedstawiają jednak Pantokratora czy innego błogosławiącego świętego, lecz abstrakcyjne, zgeometryzowane kształty bądź biologiczne formy. 

			Na wystawie pojawia się ponadto, grupa obrazów geometrycznych, bardziej abstrakcyjnych, w nie oczywisty sposób religijnych, a wśród nich będący parafrazą malewiczowskiego „Czarnego kwadratu na białym tle”. W przypadku Sokołowskiego tło jest złote i skojarzeniowo wpisuje się w estetykę ikon, nie zaś minimalizmu. Nie ma tu oczywistości wypowiedzi, jest czystość formy i kształtu. 

			Podobnie „lustrzane obrazy”, z których wyłaniają się symboliczne motywy odbijają twarz widza, wprowadzając go tym samym do wnętrza, ku przemyśleniom autora w bardziej metafizycznej formie. Zmuszające do refleksji i kontrastujące w swojej nowoczesności z pozostałą częścią wystawy.

			Artysta posługuje się szelakiem – naturalną żywicą, temperą jajową, lewaksem – kredowym podkładem, technikami często wypieranymi współcześnie przez akryl czy olej. Wybór technik, jak i rodzaj przedstawień pozwalają na inne spojrzenie na sztukę religijną, gdzie pierwiastki: duchowy i refleksyjny mają nadrzędną rolę.
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			Uczta dla estetów („3xEuropa” i „Postawy” w BWA Kielce), Anna Polońska

			 

		

		
			Prezentacja „3x Europa” zorganizowana w kieleckim Biurze Wystaw Artystycznych, to kolejna część edycji projektu skupiającego artystów z trzech różnych części naszego kontynentu. Tym razem zapoznajemy się z twórczością Anny Hausovej ze Słowacji (Prešov), Tine Hind z Danii (Aarhus) oraz Małgorzaty Bieleckiej (Kielce). 

			 

		

		
			To, co łączy tak odmienne artystyczne wizje, to tematyka skupiona wokół refleksji na temat człowieka i jego miejsca we wszechświecie, w kulturze i w relacjach społecznych. 

			Monumentalne rysunki Anny Hausovej tworzą niezwykłą atmosferę. Możemy poczuć się jak w świątyni pełnej mistycznych obrazów. Subtelne przejścia tonalne, bogata faktura, świetlistość wybranych motywów i aura tajemnicy, dają przestrzeń do własnych duchowych wędrówek. Poszerzając swój sposób artystycznych wypowiedzi, Hausova eksperymentuje w obrębie różnych technik – rzeźby, malarstwa i tworzy oryginalne obiekty nasycone symboliką.

			Na ogromnych, drewnianych płytach, często połączonych ze sobą i tworzących kompilacje różnych historii, zetkniemy się z wizjami pełnymi gniewu, lęku i rozdarcia. W ten świat wprowadzi nas Tine Hind. W monochromatyczne prace, w których wibrują gęste, ekspresyjne linie, wkomponowane są m.in. postacie robotników, uwięzionych lub uciekających ludzi. Artystka często stosuje tekst jako tło lub tworzy oddzielne obrazy zapełnione literami. Uproszczenia form, brutalność przedstawień, poczucie chaosu wtłacza nas w rzeczywistość skrajnych przeżyć. Bez względu na to, czy prace Tine Hind nas zafascynują, czy nie – mają w sobie moc i przyciągają uwagę.

			Malarstwo Małgorzaty Bieleckiej skupione jest na kolorach i symbolice przedmiotów-form, które sprawiają wrażenie, jakby wtapiały się w tło. Temat tożsamości czy relacji międzyludzkich możemy odczytać głównie poprzez intuicyjne skojarzenia i emocje. Kształty i barwy to umowne drogowskazy i nie powinniśmy się do nich przywiązywać. Główny temat ukryty jest „gdzieś pomiędzy” tym, co widzimy, a tym co odczuwamy. 

			BWA jest również współorganizatorem wystawy zbiorowej „POSTAWY. Współczesna fotografia z Saksonii”. Zainteresowania artystów są tu bardzo różnorodne, od fascynacji formą i kolorem, po czarno-białe fotografie dokumentalne.

			Michael Lange, Evelyn Krull czy Roland Nagel skupiają się na fakturach i barwach. Wybrane motywy są pretekstem do wizualnych zabiegów, które przetwarzają fragment rzeczywistości w odrębny obraz. Zaglądając do „Żelaznej głowy” z monitorem Franza Zadnicka… zobaczymy przetworzenia motywu krzyża, które wyświetlają się w formie pokazu slajdów. Intrygujące zestawienie oszczędnych, monochromatycznych zdjęć, pełnych ciszy i pustki z bogato zdobioną oprawą zaproponował Matthias Blumhagen. Natomiast Matthias Creutziger, rozbijając postacie muzyków w abstrakcyjnych formach graficznych, wprowadza nas w muzyczny świat pełen ekspresji. 

			Jeśli wciąż odczuwacie niedosyt wrażeń, to kierujcie się do zdjęć Oxany Jad. Rozważania filozoficzne, polityczne i tożsamościowe zespoliła w jednej formie – robotów. Na ostudzenie wrażeń „klasyka gatunku”, czyli zdjęcia dokumentalne m.in. Evelin Richter, Karen Weinert, Thomasa Bachlera, czy Angeli Hampler. 

			Do zobaczenia tyle i jeszcze więcej, bo nie sposób wszystkiego opisać. Ja jednak myślami powracam do początku wystawy i niezwykłych prac Anny Hausovej, które nie tylko wyróżniają się kreatywnym eksperymentowaniem w materii rzeźbiarskiej, malarskiej i rysunkowej, ale sprawiają, że kontakt z dziełem potrafi być prawdziwym, duchowym przeżyciem.
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			Małgorzata Bielecka

			Raj utracony

			olej na płótnie

			120x150 cm

			2013
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			Anna Hausova

			Wieczność

			ołówek na papierze

			230x150 cm

			2007
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			Anna Hausova

			Przemiana

			obiekt do projektu:

			Prochem jesteś i w proch się obrócisz

			żywica epoksydowa

			2011-2012
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			Roland Nagel

			I hope you feel it too

			Druk – epson fine art pigment

			Premium glossy na aluminiowej płycie

			2015
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			Tine Hind

			Slumsy

			technika mieszana, drewniane płyty

			120x120xx0,18 cm

		

		
			Tine Hind

			transformacje

			technika mieszana, drewniane płyty

			120x120xx0,18 cm

		

		
			Tine Hind

			Uwięzienie

			technika mieszana, drewniane płyty

			120x120xx0,18 cm

		

	
		
			 

			Między konwencją a inwencją („Nowy alfabet sztuki” – OMPiO), Anna Polońska

			 

		

		
			„Nowy alfabet sztuki” to wystawa prac doktorantów Instytutu Sztuk Pięknych UJK w czytelni Ośrodka Myśli Patriotycznej i Obywatelskiej. Tytułowy alfabet ma sugerować, że nie mamy do czynienia tylko z wyuczonym systemem znaków, konwencjonalnych i rozpoznawalnych w danej kulturze, ale z narzędziem służącym do wykorzystania uniwersalnych form i tworzenia zindywidualizowanych przekazów.

			 

		

		
			Pomiędzy konwencją znaku a inwencją twórcy „kreującego komunikat” rodzi się sztuka. Czy taka koncepcja znajduje swoje odbicie w pracach uczestników wystawy?

			Sylwia Caban w swoim tryptyku wykorzystuje formy geometryczne do stworzenia relacji między pojawiającymi się obiektami i kolorami. Wprowadzane elementy i intensywne barwy na szarym lub czarnym tle implikują kolejne znaczenia. Justyna Kabala, zainspirowana „Nokturnem b-moll” Fryderyka Chopina, przedstawiła malarską interpretację nut oraz dźwięków. Szkoda, że wrażenia estetyczne są w tym przypadku zakłócone przez niedbałe zawieszenie pracy – a właściwie przyklejenie jej do ściany… Judyta Marczewska w minimalistycznych obrazach „Re” wkomponowuje literę „r” (skonstruowaną z kwadratów) tak, by była nieczytelna i zyskiwała nowe znaczenia. Joanna Mlącka nawiązuje do relacji świata przyrody i człowieka, od którego natura jest zależna. W obrazie „Konstrukcja” i „Podpora” centralnie zakomponowane obiekty odcinają się od płaskiego i intensywnego koloru tła. Inny zabieg zastosowała w obrazie „Skaza”, który utrzymała w odcieniach szarości, a tło sprawia wrażenie pokrytego gęstą fakturą. Ignacy Skwarcan w swoich fotografiach bazuje na niedopowiedzeniach i domysłach. Sylwetki ludzi wydobywają się z dość surrealistycznego tła, zapełnionego m.in. niewyraźnymi, powiększonymi literami.

			Tytuł „Nowy alfabet sztuki” sugeruje szersze poznanie różnych odniesień do sposobu komunikowania się (mechanizmów interpretacji), dlatego możemy być rozczarowani tym, że ekspozycja jest bardzo kameralna i pobieżnie prezentuje różne interpretacje znaków. Nie znajdziemy tutaj żadnych odkryć i głębszych poszukiwań artystycznych, które usprawiedliwiałyby tytuł. Refleksja, która pozostaje po obejrzeniu wystawy, to „gdzieś to już widziałe(a)m”. Nie przekreślam samej idei, ale mam nadzieję, że doczeka się ona rozwinięcia i pozwoli nam szerzej poznać twórczość doktorantów ISP.

		

		
			[image: 50_02_alfabet2%20DSC03645.psd]
		

		
			Sylwia Caban

			abstrakcja i figuracja
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			Joanna Mlącka

			natura(lność) i człowiek

			 

		

		
			Fot. Tomasz Kozłowski

			 

		

	
		
			 

			Pozornie forma zastana („Krajobraz poza czasem” w Muzeum Historii Kielc), Anna Polońska

			 

		

		
			W Małej Galerii Muzeum Historii Kielc odbyła się wystawa malarstwa, grafiki i rysunku artystów związanych z Uniwersytetem Jana Kochanowskiego. Autorzy prac, które zostały zaprezentowane w ramach „Krajobrazu poza czasem” od lat inspirują się pejzażem, traktując go jako przestrzeń do własnych artystycznych interpretacji.

			 

		

		
			Temat tak często podejmowany w sztuce pozwala na porównanie odmiennego sposobu postrzegania rzeczywistości przez każdego twórcę, naznaczonej indywidualnymi doświadczeniami, emocjami i temperamentem. Rysunki Władysława Szczepańskiego – wykonane węglem i sepią – to przykład fascynacji formami przyrody, które nie potrzebują dodatkowych przetworzeń, ale wnikliwej obserwacji i umiejętnej syntezy. Kreska pojawia się na miękkich, rozmytych plamach węglowych, które subtelnie przechodzą w ciemniejsze lub jaśniejsze tony. W swoim malarstwie artysta odchodzi zaś od realizmu na rzecz koloru, co sprawia, że pejzaż przypomina bardziej abstrakcyjną kompozycję. Jego twórczość przepełniona jest dużą wrażliwością, poetyką i – ciszą, która pojawia się również w tytułach prac. 

			W malarstwie Aleksandry Potockiej-Kuc krajobraz przypomina pocztówkowe widoki. Nie traktuje go jednak dosłownie, unika stosowania wyraźnych konturów na rzecz swobodnej, szerokiej plamy barwnej. Jednak moją uwagę przyciągnęły bardziej monotypie artystki. Natura jest potraktowana w nich bardzo umownie. Świetliste formy, które mniej lub bardziej przypominają drzewa, łagodnie wysuwają się na pierwszy plan ze zróżnicowanego pod względem odcieni i faktur tła. 

			Janusz Baran w swoich grafikach wyodrębnia elementy przyrody i sprowadza je do linii, plam i powtarzających się faktur. Stosuje również powtórzenia głównych motywów, tak jak w „Etiudach graficznych” wody i pejzażu. Są to ciekawe artystyczne zapisy interpretacji krajobrazu, jego charakteru oraz cech. 

			Wystawa jest ciekawym przekrojem różnych postaw artystycznych w obszarze jednego tematu. To, co może wydawać się zastaną formą rzeczywistości, jest przez twórców przeobrażone według ich indywidualnego postrzegania. Urokliwe krajobrazy zostały skonfrontowane z wrażliwością obserwatorów i artystycznie przetworzone w tradycyjnych technikach. Polecam wystawę osobom ceniącym w sztuce kunszt i estetyzm.
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			Aleksandra Potocka-Kuc

			Od lewej: Unterfrauenhaid, Neuesidler See I, Raiding I, Horitschon, Neuesidler See II, Rust I
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			Władysław Szczepański

			Poza czasem

			 

		

		
			[image: 51_04_poza%20czas3%20DSC03768.psd]
		

		
			Janusz Baran 

			Geomorfologia pejzażu I

		

		
			Fot. Tomasz Kozłowski

			 

		

	
		
			 

			Założyć ogród to uwierzyć w jutro (Janina Kraupe i Marta Kula w Galerii ZPAP „Tycjan”/Bohema), Oliwia Hildebrandt

			 

		

		
			W Galerii ZPAP „Tycjan”/ Sklep Bohema mieliśmy okazję oglądać prace graficzne i malarskie artystek Janiny Kraupe (od 1938 r. związanej z ASP Kraków, konspiracyjnym teatrem Tadeusza Kantora i słynną Grupą Krakowską) oraz Marty Kuli (dyplom ASP Kraków), które łączy relacja mistrza i ucznia.

			 

		

		
			Ekspozycja obejmowała znakomite linoryty barwne jednej (Kraupe) oraz wrażeniowe pastele i rysunki drugiej (Kula), skupione wokół ponadczasowego i niezwykle inspirującego wyobraźnię tematu, jakim jest ogród. Prace obu artystek łączy szeroka warstwa znaczeniowa ogrodu, który symbolizuje raj i szczęście, mistyczną ekstazę i medytacje, schronienie dające odpoczynek, piękno, życie, miłość, zmysłowość, płodność, urodzaj, wiosnę, przemijanie i odradzanie.

			W swoich realizacjach malarskich Marta Kula odtwarza na płótnie atmosferę poszczególnych ogrodów, za pomocą środków plastycznych, kompozycji, podziałów, linii i kręgów, często wykorzystując perspektywę z lotu ptaka, syntetyzuje formę tworząc nową jakość. Jej prace są bliskie natury, czuć namacalny kontakt artystki ze światem roślin i materią ziemi.

			Janina Kraupe przenosi swoje marzenie w motywy dotykające tajemnic wzrostu, rozkwitu, więdnięcia, zaniku w śnie zimowym i odrodzenia z nadejściem wiosny. W swojej poetycko-malarskiej rzeczywistości artystka bliska jest metamorfozie i transmutacji, które są w jej przekonaniu istotnymi cechami każdej rzeczywistości. Elementy filozofii, religii, przyrodoznawstwa, alchemii łączą się ze sobą – zobrazowane – stają się systemem wizualnych znaków, uwydatnionych w technice linorytu barwnego, który doskonale łączy w sobie cechy malarstwa i grafiki. Prace te pełne są tajemnicy, magii, mistyki, symboli, urzekają swoją harmonią i kolorem. 

			Twórczość obu artystek, pozostającą pozornie daleko od siebie, łączy fascynacja przyrodą. W świecie wirtualnych rzeczywistości z ograniczonym do minimum codziennym kontaktem z naturą, to istotne dla nas wszystkich. Chciałoby się zanucić niezapomniany wers z piosenki Jonasza Kofty: pamiętajcie o ogrodach, przecież stamtąd przyszliście.
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			Marta Kula, Ogród złocisty, pastel, 56x76 cm
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			Janiny Kraupe. Ogród uwięzionych motyli, linoryt/linocout, 70x50 cm, 2009

			 

		

	
		
			 

			NOWA FILOZOFIA/ANTROPOLOGIA

			Wędrówki po kulturze (Wojciech J. Burszta „Preteksty”), Martyna Musiał

			 

		

		
			Czy we współczesnym świecie, w którym dominują całkowicie odmieniające sposób komunikacji media interaktywne, w którym informacja jest przekazywana w każdym możliwym kierunku przez wszystkich zainteresowanych, a także nieustannie komentowana i „przerabiana”, z ciągłym dostępem do wszelkiej wiedzy, jednym słowem – czy w świecie logorei – „słowoobrazów” wciąż jest miejsce na zaufanie dla autorytetów i prowadzenie klasycznych dyskursów antropologicznych? Jaką rolę odgrywa tu humanistyka?
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			Wojciech J. Burszta.

			Preteksty

			326 s. ; 22 cm

			Gdańsk : Wydawnictwo Naukowe Katedra, 2015

			316.7

			 

		

		
			Na te i wiele innych pytań odpowiada Wojciech J. Burszta (profesor Uniwersytetu Adama Mickiewicza w Poznaniu) w „Pretekstach”. Książka jest zbiorem esejów pisanych z perspektywy autora – dzisiejszego badacza, antropologa i pasjonata – nie powinien więc dziwić jej subiektywny charakter. Publikacja ma formę rozprawy naukowej, jednak przepełnionej osobistymi notatkami, skojarzeniami i spostrzeżeniami. Rozważania Burszty są mocno dygresyjne, autor zdaje się niejako „skakać” po różnych wątkach, a z pozoru niewiele znaczący motyw może mu posłużyć za punkt wyjścia (pretekst właśnie) do snucia kolejnych teorii. 

			Burszta analizuje teraźniejszość, konfrontując ją z przeszłością. Porusza wiele tematów z dziedziny kulturoznawstwa. Zastanawia się nad stanem kultury, zmianami w świecie mediów czy statusem humanistyki jako nauki, nad antropologią jako dyscypliną badawczą, jej historią i własnym postrzeganiem tej dziedziny.

			Tym, co wydaje się najważniejsze ze względu na obrany przedmiot, są rozmyślania nad tożsamością człowieka, próby zrozumienia jego istoty. Burszta stara się umiejscowić go w świecie, zarówno w przestrzeni, jak i w czasie. Głównymi zagadnieniami rozważań są sztandarowe toposy modernistycznej refleksji humanistycznej, takie jak globalizacja, przejawy rasizmu w dyskursie antropologicznym, problematyka Innego, czasu i historii, motyw nagości we współczesnej kulturze, czy też nomadyzm, rozumiany jako podróże tak w sensie geograficznym, jak i metaforycznym, intelektualnym – jako wędrówki po myślach i ideach, odwoływanie się do pamięci i przeszłych doświadczeń, będące nową metodą pracy naukowej. 

			„Preteksty” są krytycznym spojrzeniem na antropologię. To próba zrozumienia rzeczywistości, nadania jej narracyjnej postaci, jednak przy uwzględnieniu nieuporządkowania i niejednoznaczności świata. Zadanie, które obrał sobie autor było trudne, tym bardziej zadziwia sposób, w jaki wciąga czytelnika do swoich rozważań.

		

	
		
			 

			HISTORIA

			Porozumienie między społecznymi stanami (Wystawa o wolnomularstwie w Muzeum Dialogu Kultur), Marek Wrona

			 

		

		
			W Muzeum Dialogu Kultur w Kielcach 3 stycznia b.r. zakończyła się wystawa czasowa mająca na celu przybliżenie jednego z najbardziej intrygujących ruchów filozoficznych w dziejach ludzkości. Ruchu łączącego w sobie pozorne przeciwieństwa – z jednej strony twardo osadzonego w ściśle określonych regułach i rytuałach, z drugiej – przepojonego duchem zdrowo pojętej wielokulturowości, dialogu i wolności. Ruchu, w którym ramię w ramię w jednym szeregu stawali rzemieślnicy, naukowcy, przedstawiciele wolnych zawodów i królowie.

			 

		

		
			Wolnomularstwo, gdyż o nim mowa, w formie jawnej istnieje od 1717 r., gdy funkcjonujące od dłuższego czasu loże londyńskie powołały do życia Wielką Zjednoczoną Lożę Anglii. W ciągu kilkudziesięciu lat znalazło rzesze zwolenników na terenie całej Europy i po drugiej stronie Atlantyku. 

			Popularność ruchu można było rozpatrywać na wielu płaszczyznach, jednak jeden z aspektów wydawał się najważniejszy. Masoneria stała się bowiem swoistą platformą porozumienia pomiędzy rozmaitymi stanami społecznymi – arystokracją, szlachtą, mieszczaństwem a nawet duchowieństwem. Stała się płaszczyzną wymiany idei między przedstawicielami rozmaitych profesji, magnesem przyciągającym filozofów, artystów, lekarzy i naukowców – jednym słowem – remedium, którego od wieków poszukiwali wszelkiej maści wolnomyśliciele w związku z monopolem na wiedzę ustanowionym przez kościoły i władze świeckie. 

			Powstanie Stanów Zjednoczonych Ameryki, powstanie polskiej Konstytucji 3 Maja czy stworzenie pierwszego związku oporu w walczącej, okupowanej Polsce – Służby Zwycięstwu Polski – to tylko nieliczne z doniosłych wydarzeń – kamieni milowych w dziejach całych społeczności, w których wolnomularze brali aktywny udział. I właśnie o tym m.in. traktowała wystawa „Wolnomularstwo – droga dialogu”, stworzona pod patronatem Instytutu Sztuka Królewska w Polsce, której wernisaż odbył się 1 października 2015 r. w kieleckim Muzeum Dialogu Kultur.

			Pierwsze kroki w przestrzeni ekspozycyjnej kierowały nas do wejścia Izby Rozmyślań, nawiązującego do pierwszego kroku młodego adepta wolnomularstwa na drodze inicjacyjnej. Tutaj, w pomalowanym na czarno pomieszczeniu, wypełnionym symbolami i przedmiotami nawiązującymi do alchemii, kandydat spisuje swój „Testament Filozoficzny”, będący symbolicznym aktem pożegnania z tym, co może stanowić balast na nowej drodze rozwoju duchowego, będący równocześnie aktem deklaratywnym w stosunku do idei, jakie kandydat ma zamiar kultywować i krzewić. 

			Na kilkunastu planszach rozmieszczonych w dalszej części ekspozycji można było zapoznać się z historią wolnomularstwa na świecie. Twórca wystawy szczególnie życzliwie, co zrozumiałe, potraktował burzliwą historię wolnomularstwa polskiego – od jego prapoczątków w pierwszej połowie XVIII wieku, przez rozkwit u jego schyłku, perypetie pod zaborami, odrodzenie międzywojenne, praktyczny zanik w okresie PRL-u, renesans w latach dziewięćdziesiątych XX w., aż po kondycję organizacji obecnie działających w Polsce.

			Kolejna część wystawy była próbą ukazania współczesnego funkcjonowania lóż wolnomularskich. Podziwiać można było elementy rytualnego stroju wolnomularza – fartuchy, rękawiczki, szarfy i suknie, poznać przedmioty rytualne – młotki, klejnoty oficerskie, narzędzia murarskie oraz przedmioty codziennego użytku – zastawy stołowe i szkło, używane podczas tradycyjnych uczt („agap”), długopisy, brosze i medale okolicznościowe, zapoznać się z przykładami literatury masońskiej.

			Warto sobie zdać sprawę z ogromnej różnorodności powyższych elementów wolnomularskiego świata. W masonerii bowiem, oprócz podziałów na rozmaite organizacje („obediencje”), z których każda ma swoją specyfikę, istnieją również podziały ze względu na praktykowane Ryty, różniące się szczegółami rytuału, ilością i symboliką poszczególnych stopni symbolicznych. Praktycznie każdy ze stopni w każdym z rytów oraz każda funkcja w loży ma przypisane określone wzornictwo, kolorystykę i symbolikę.

			Symbolika – w odniesieniu do wolnomularstwa to słowo – klucz. Na końcowych tablicach ekspozycji można było znaleźć próby przełożenia symboli prezentowanych w jej poszczególnych elementach na język filozofii i etyki ruchu. Próby, gdyż wolnomularstwo nie daje odpowiedzi ani gotowych rozwiązań, lecz jak można było odczytać na jednej z tablic, jest jedynie metodą pracy nad własną, ludzką kondycją, metodą kształtowania wielopłaszczyznowego dialogu ponad podziałami.

			W niedzielę 4 Października 2015 r. odbył się w Muzeum panel dyskusyjny, którego gośćmi byli przedstawiciele czterech największych organizacji wolnomularskich w Polsce – prof. Tadeusz Cegielski z Wielkiej Loży Narodowej Polski, dr Witold Sokała z Międzynarodowego Mieszanego Zakonu Wolnomularskiego „Le Droit Humain”, dr Mirosława Dołęgowska-Wysocka z Wielkiej Loży Żeńskiej Francji oraz wreszcie główny „sprawca” całego zamieszania i główny organizator wystawy – Tomasz Szmagier z Wielkiego Wschodu Polski. Zainteresowanie zarówno wystawą, jak i panelem było duże – i trudno się dziwić. Wystawa nie przytłaczała ilością fizycznych eksponatów, lecz poruszony zakres tematyczny, mnogość interpretacyjna i bogactwo symboliki wystarczyłyby jako przyczynek do wielu tomów szczegółowych dysertacji. 

			Ekspozycję można będzie obejrzeć w 2016 r. w innych miastach Polski.
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			Współczesne stroje wolnomularskie
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			Wolnomularskie medale pamiątkowe – na pierwszym planie współczesny medal Loży „Konstytucja 3 Maja” Międzynarodowego Mieszanego Zakonu Wolnomularskiego „Le Droit Humain”
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			Wernisaż wystawy w Muzeum Dialogu Kultur – za szkłem Tomasz Szmagier – Wielki Mistrz Wielkiego Wschodu Polski, organizator
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			Współczesna literatura wolnomularska
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			Fartuch Wolnomularza 33-ego i ostatniego stopnia

			Rytu Szkockiego Dawnego i Uznanego

		

		
			Fot. Katarzyna Bielecka

		

	
		
			 

			FOTOGRAFIA

			Biblia fotografików („Fotografia według Langforda” – trylogia), Piotr Kletowski

			 

		

		
			Zawsze, gdy spaceruje po Kielcach, albo gdy odwiedzam okolice wokół kieleckiego grodu – nieważne, czy jest to rozkwiecona wiosna, czy raczej bura (o śniegu nie ma co marzyć) zima – chwytam za aparat i po amatorsku pstrykam zdjęcia dokumentujące fotogeniczne piękno Kielecczyzny. Kielecczyzny, która przecież wydała na świat Kielecką Szkołę Fotografii, zapisującą – po dziś dzień przecież – wspaniałą kartę w historii sztuki zamrożonego spustem migawki obrazu. 
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			Michael Langford, Philip Andrews

			 Fotografia według Langforda dla każdego – czyli jak

			robić świetne zdjęcia, tłum. Honorata Madej

			350 s. ; 27 cm 

			Warszawa : Wydawnictwo Wojciech Marzec, 2015

			77
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			Michael Langford, Efthimia Bilissi

			 Fotografia według Langforda dla mistrzów – czyli jak osiągnąć doskonałość, tłum. Honorata Madej

			466 s. ; 27 cm 

			Warszawa : Wydawnictwo Wojciech Marzec, 2015

			77
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			Michael Langford, Anna Fox, Richard Sawdon Smith

			Fotografia według Langforda dla fotografów – czyli jak opanować tę sztukę, tłum. Honorata Madej

			450 s. ; 27 cm 

			Warszawa : Wydawnictwo Wojciech Marzec, 2012

			77

			 

		

		
			Dla wszystkich amatorów pstrykania, ale też dla tych, co już się znają na fotograficznym rzemiośle (odróżniając przysłonę od migawki), ale też dla prawdziwych profesjonalistów w na pozór łatwym, ale przecież arcytrudnym fachu fotografowania, nieocenione wydawnictwo „Wojciech Marzec” przygotowało prawdziwą gratkę: podręcznikową „trylogię”: Fotografię według Langforda. Tom I to wyczerpujący elementarz dla wszystkich, którym nieobca jest przygoda z aparatem, ale chcieliby pogłębić nieco swoją fachową wiedzę, by ich zdjęcia nie były zdane jedynie na ”dobrodziejstwo” automatycznych ustawień w aparacie. 

			Tom II „Fotografia Langforda dla fotografów, czyli jak opanować tę sztukę” – to chyba najlepsza pozycja w zestawieniu – stanowiąca swego rodzaju rozwinięcie tomu pierwszego. Materiał jest w sumie ten sam. Poszczególne części książki są pogrupowane w podobny sposób: od ogólnych informacji na temat specyfiki fotograficznego medium, przez wyjaśnienie fizykalno-chemicznych, (a w przypadku aparatów cyfrowych, również elektronicznych) meandrów fotografii, aż po część praktyczną mówiącą o tym jak, używając technicznych dobrodziejstw sprzętu i zmysłu obserwacji zrealizować – ale także wywołać, zretuszować, czy w przypadku „cyfrówek” obrobić – mistrzowskie zdjęcie. Jednakże w tym przypadku informacje są bardziej precyzyjne, odwołujące się do, równie precyzyjnie opisanego, warsztatu fotografika, dla którego zmiana ogniskowej, ustawienie odpowiedniej ekspozycji, odpowiednie wykorzystanie światła (zastanego lub sztucznego) jest niezwykle istotne w realizacji artystycznej (czy po prostu praktycznej) wizji rejestrowanego obiektu.

			Trzeci tom, adresowany do mistrzów (w podtytule jak osiągnąć doskonałość) jest niejako najpełniejszym rozwinięciem dwóch poprzednich tomów, ale – z całym bagażem specjalistycznych pojęć, terminów i teorii (odwołujących się już do szerokiego wachlarza nauk ścisłych – od fizyki, przez optykę, po informatykę) – jak również stricte profesjonalnych rad (mówiących np. jak zorganizować pracę przy realizacji zdjęć ślubnych, prasowych, czy ukazujących obrazy przyrody) adresowany jest przede wszystkim dla fachowców, którzy... na przykład dokładnie przeczytali i przyswoili dwa poprzednie tomy doskonałej serii autorstwa Michaela Langforda (i grupy jego współpracowników-współautorów). Tom trzeci wzbogacony jest ponadto o materiał poświęcony fotografowaniu w podczerwieni i fotografice podwodnej (wymagającej już naprawdę profesjonalnego sprzętu).

			Bo co tu kryć, trzytomowy podręcznik do fotografowania to nic innego jak szkoła tworzenia fotografii, gdzie tom I to powiedzmy „podstawówka”, tom II „szkoła średnia”, a tom III fotograficzne „studia”. Zawsze uważałem, że robota wydawnictwa „Wojciech Marzec” jest nieoceniona, ponieważ dzięki ich publikacjom wszyscy, których pasją jest robienie filmów, czy też fotografii (a przecież jedno z drugim wiąże się niepodzielnie – najwięksi reżyserzy – vide Stanley Kubrick – byli najwspanialszymi fotografikami) mogą sobie „zafundować” prywatną szkołę artystycznego „wypowiadania się”. Zwłaszcza, że – i tu podręczniki Langforda górują nawet nad podręcznikami „filmowymi” – każdy z rozdziałów (nie ważne, czy jest to tom dla amatorów, pół-profesjonalistów, czy profesjonalistów pełną gębą) kończy się zestawem praktycznych ćwiczeń do własnej realizacji, stanowiących eksplikację wyłożonych w rozdziale tez. 

			Konkludując, jeśli profesjonalnie myślimy o fotografowaniu, i dołączeniu do największych np. Kieleckiej Szkoły Fotografii, pięknie wydany i niezwykle pożyteczny „zestaw” Langforda trzeba po prostu mieć na półce.

		

	
		
			 

			Stara kuźnica, Karczówka, fabryki (Konkurs fotograficzny „Przyroda wokół historii”)

			 

		

		
			Prace osiemnastu osób wpłynęły na III Konkurs Fotograficzny „Przyroda wokół historii” zorganizowany przez I Ogólnokształcące Liceum Akademickie im. Janiny Kossakowskiej--Dębickiej w Kielcach dla uczniów szkół gimnazjalnych i ponadgimnazjalnych z województwa świętokrzyskiego.

			 

		

		
			Jury w składzie:

			Antoni Myśliwiec (artysta-fotografik)

			Małgorzata Bielecka (ISP UJK)

			Marek Jóźwiak (UJK)

			Małgorzata Jóźwiak

			Anna Szlesińska

			Marek Kołodziejczyk

			Bolesław Kossakowski

			Zofia Pietraszek

			przyznało następujące nagrody:

			 

			 

		

		
			Grand Prix i nagroda publiczności:

			Izabela Sabat (,,Fabryka stali, a moc natury”)

			I nagroda:

			Jakub Drożdżowski (,,Natura wśród nas”)

			II nagroda:

			Aleksandra Marcinkowska (,,Okno na historię”)

			III nagroda:

			Weronika Podgajna (,,Historyczna cząstka regionu Świętokrzyskiego z mojej perspektywy”)

			wyróżnienia:

			Elżbieta Powroźnik (,, Karczówka ikoną przyrody”)

			Wiktoria Krzysztofek („Charco Verde. Zielone jezioro”)

			Aleksandra Maria Piotrowska (,,Stara kuźnica skuta lodem”)

			Michalina Piątkowska (,,Krakowska historia II”)
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			Fot. Elżbieta Powroźnik
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			Fot. Izabela Sabat
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			Fot. Aleksandra Marcinkowska
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			Fot. Jakub Drożdżowski

			 

		

	
		
			 

			KOMIKS

			Traktat o religii i społeczeństwie (Cykl „Kot Rabina” Joanna Sfara), Artur Wabik

			 

		

		
			O czym algierski rabin może rozmawiać ze swoim kotem? Oczywiście o kwestiach wiary, ale także o miłości, kobietach, pieniądzach i życiu codziennym. Osadzona w realiach lat 20. XX w. seria komiksowa „Kot Rabina” to jeden z najciekawszych komiksowych traktatów o religii, społeczeństwie i kulturze. Na polskim rynku ukazała się właśnie jego najnowsza, szósta już część, w fenomenalnym tłumaczeniu Wojciecha Birka.
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			Joann Sfar

			Kot Rabina. Tom 6. Nie będziesz miał

			bogów cudzych przede mną

			56 s. ; 29 cm

			Warszawa : Prószyński i S-ka,

			Wydawnictwo Komiksowe, 2015

			821.133.1-91 

			 

		

		
			Pierwsze dwa albumy z serii „Kot Rabina” – „Bar Micwa” i „Malka Lwi Król” – ukazały się w Polsce nakładem krakowskiego wydawnictwa Post w latach 2004-2006. Dzięki Bar Micwie polscy czytelnicy po raz pierwszy zetknęli się z jednym z najważniejszych artystów tzw. „nowej fali” komiksu frankofońskiego – Joannem Sfarem. Pierwsze lata pierwszej dekady XXI w. to moment, w którym polscy wydawcy zaprezentowali wiele nieznanych dotąd tytułów i nazwisk, pośród których znaleźli się m.in. Art Spiegelman, Alan Moore, Frederick Peeters czy Neil Gaiman. Wydaje mi się, że w tym zalewie propozycji, „Kot Rabina” gdzieś przepadł i początkowo nie podbił serc Polaków. Opowieść o sympatycznym zwierzaku, który posiadł dar mowy była chwalona, ale nie tak entuzjastycznie, jak np. „Maus” Spiegelmana czy „Niebieskie Pigułki” Peetersa. Jak wiadomo pierwsze wrażenie można zrobić tylko raz, więc przez kolejne trzy lata komiksy Sfara były nieobecne na polskim rynku. Dopiero w 2009 r. nastąpił wysyp kolejnych publikacji tego autora – pierwszy tom „Klezmerów” (Kultura Gniewu), „Mały świat Golema” (Timof Comics), oraz komiksowa adaptacja „Małego Księcia” Saint-Exupéry’ego (Znak). Co ciekawe nadal były to głównie komiksy o tematyce judaistycznej, choć są one jedynie niewielką częścią dorobku Sfara. Dopiero rok później ruszyła „laicka” seria „Profesor Bell” (Timof Comics), opowiadająca o przygodach paranormalnego detektywa Josepha Bella. Tego urodzaju nie doczekał już jednak pierwszy wydawca „Kota Rabina”, który zrezygnował z kontynuacji tej serii. 

			Niemal dekadę po premierze „Bar Micwy”, w grudniu 2013 r. Wydawnictwo Komiksowe opublikowało pierwsze wydanie zbiorcze „Kota Rabina”, obejmujące komplet istniejących w tamtym czasie albumów (1-5), do którego okładkę przygotował Robert Sienicki. Kompilacja wpisała się w upodobania polskich czytelników, którzy zamiast pojedynczych albumów, preferują dziś ekskluzywne, lecz stosunkowo drogie wydania zbiorcze. Zebrany „Kot Rabina” był hitem sprzedaży, więc już na wiosnę 2014 r. ukazało się drugie wydanie zbiorcze – o identycznej zawartości, lecz ze zmienioną okładką. Druga połowa 2015 r. przyniosła trzecie wydanie zbiorcze, znów z inną okładką, oraz 6. tom serii pt. „Nie będziesz miał bogów cudzych przede mną”. Tym sposobem po dziesięciu latach i zmianie wydawcy polskie wydania dogoniły francuską serię i obecnie ukazują się równocześnie. W międzyczasie, w 2011 r. do kin trafił film animowany oparty na dwóch pierwszych oraz piątej części komiksu, w reżyserii samego Sfara, który bez wątpienia wpłynął na wzrost popularności całej serii. Film zarobił niemal 4 miliony dolarów w box offfice, zaś w 2012 r. uhonorowany został Cezarem za najlepszy film animowany. Sukces tej adaptacji zaważył zapewne na powrocie Sfara do rysowania serii, którą porzucił 9 lat wcześniej na rzecz innych projektów. Tym sposobem uniwersum „Kota Rabina” – korowód Żydów i Arabów, dzieci i starców, ludzi i zwierząt o zaplątanych językach, przemieszanych kulturach i przekonaniach – rozrosło się do imponujących rozmiarów.

			W trzecim albumie pt. „Wygnanie” poznajemy siostrzeńca rabina, Rebibo, który zarabia na życie śpiewając piosenki na ulicach deszczowego Paryża. W „Raju na ziemi” narracja znów skupia się na jego kuzynie, Malce, Lwim Królu – awanturniku i kobieciarzu, którego poznaliśmy w drugim albumie. „Afrykańska Jerozolima” wiedzie nas przez niemal całą Afrykę do legendarnej Jerozolimy, założonej tysiące lat temu w Etiopii przez plemię ciemnoskórych żydów, którzy nigdy nie zaznali niewoli. Kolejne części mają coraz mniej wyraźnie zarysowaną fabułę, na rzecz luźno powiązanych ze sobą epizodów. O czym więc traktuje najnowszy tom, pt. „Nie będziesz miał bogów cudzych przede mną”? Córka rabina, Zlabia, zachodzi w ciążę, co niekoniecznie podoba się Kotu, który z dnia na dzień przestaje być w centrum uwagi rabina i jego rodziny. Zlekceważony i zrozpaczony opuszcza dom, aby udać się na wyprawę w nieznane. Wkrótce spotyka niespodziewanego towarzysza, który pomoże mu się odnaleźć w nowej sytuacji. W przeciwieństwie do poprzednich części fabuła mniej obraca się wokół religii, judaizmu oraz różnych postaw: ortodoksyjnej i laickiej. Zamiast tego możemy dowiedzieć się kilku uniwersalnych prawd o miłości, zazdrości i pożądaniu. Kot, który dotąd dał się poznać jako wytrawny znawca ludzkiej natury, musi tym razem zmierzyć się ze swoimi własnymi problemami. Jak zawsze – jest trochę zabawnie, a trochę poważnie – warto to zobaczyć.

			 

			*Format czcionki został wyjątkowo zmniejszony do „kocich” rozmiarów. Prosimy nie przyzwyczajać się. (red.)

		

	
		
			 

			Podróż do krainy różowych delfinów (Bolesław Chromry „Renata”), Paweł Chmielewski

			 

		

		
			Nieważne, ważne, że trwałą z każdych włosów za 25 złotych robiła, a za 35 to ścięła babę, chłopa i dziecko w komplecie. Takie miała Duda Renata stawki zaniżone, zaś obok ilustracja, czarno-biała, kilkoma kreskami, rzeczonej baby, chłopa i dziecka oczekujących pod nożem gilotyny.
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			Bolesław Chromry

			Renata

			56 s. ; 21 cm

			Kraków : Korporacja Ha!art, 2015

			821.162.1-91

			 

		

		
			To kwintesencja powieści (może raczej powiastki) graficznej „Renata” Bolesława Chromrego (pseudonim). Co można napisać o autorze? Zabawny fragment z jednego wywiadów, w którym udając śmiertelną powagę, mówił o swojej miłości i uwielbieniu dla serialu „Klan”. Myślę, że to wystarczy jako rys biograficzny. Coś z „Klanu” i innych telenowel jest w „Renacie” – ale a’rebours – bohaterką tivi-łzawca nie bywa raczej fryzjerka z klas niższych (tak, tak, tasiemce wciąż posługują się tym wzorcem „klasowo nam obcym”, ludzi sortując) z problemami. Lecz powróćmy do Renaty.

			Wyjąwszy rysunki – żartobliwe, drwiące, bardziej drapieżne, tworzone kilkoma kreskami – opowieść o bezbarwnym życiu Renaty fryzjerki Dudy, tworzy język. Powiastki – bo jest w tej historii coś z oświeceniowego optymizmu, pogody ducha i marzeń (fryzjerki Dudy z dwojgiem dzieci, co na ludzi wychodzą i mężem), marzeń o morzu i delfinach z Discovery. 

			Zaś bohaterem jest język – wykoślawiony, potoczny, nieźle podsłuchany, te frazeologizmy z kamienic biedniejszych, autobusów, fryzjerskich zakładów i maglarskich. Ten język, który Głowacki z Koterskim wprowadzili na salony. Pływaj więc Dudo Renato, fryzjerko w zaświatach z delfinami, nawet gdyby miały być różowe. Ale nie mogą, bo opowieść jest czarno-biała.

		

	
		
			 

			PRZEWODNIK

			Punkty dystrybucji

			 

		

		
			Baza Zbożowa

			(ul. Zbożowa 4, lokal 12 – redakcja;lokal 1 – zarząd; budynek ochrony)

			 

			Urząd Miasta Kielce

			(Rynek 1)

			 

			Pedagogiczna Biblioteka Wojewódzka

			(ul. Jana Pawła II 5)

			 

			Wojewódzka Biblioteka Publiczna

			(ul. Ściegiennego 13)

			 

			Muzeum Historii Kielc

			(ul. Leonarda 4)

			 

			Muzeum Zabawek i Zabawy

			(pl. Wolności 2)

			 

			Muzeum Dialogu Kultur

			(Rynek 3)

			 

			Galeria ZPAP „Tycjan” i Sklep Bohema

			(pl. Artystów)

			 

			Galeria „Forma”

			(ul. Mała 4)

			 

			Galeria Współczesnej Sztuki Sakralnej „Dom Praczki”

			(ul. Zamkowa 5/7)

			 

			Galeria Sztuki Współczesnej BWA

			(ul. Kapitulna 2) 

			Dom Środowisk twórczych

			(ul. Zamkowa 5) 

			Wydział Humanistyczny Uniwersytetu Jana Kochanowskiego

			(ul. Świętokrzyska 21d) 

			 

			Biblioteka Uniwersytecka w Kielcach

			(ul. Świętokrzyska 21e)

			Institute of Design Kielce

			(ul. Zamkowa 3) 

			 

			Kielecki Park Technologiczny

			(ul. Olszewskiego 6) 

			 

			Miejska Biblioteka Publiczna

			(Filie – ul. Karczówkowska 20,ul. Krzemionkowa 1, ul. Jagiellońska 36, ul. Romualda 3, ul. Warszawska 147, ul. Wikaryjska 1, ul. Barwinek 31, ul. Okrzei 9, ul. Konopnickiej 5, ul. Jana Nowaka-Jeziorańskiego 53, ul. Zagórska 60, ul. Naruszewicza 25) 

			 

			Instytut Sztuk Pięknych UJK

			(ul. Podklasztorna 117) 

			 

			Politechnika Świętokrzyska, Wydział Architektury i Urbanistyki

			(al. 1000-lecia Państwa Polskiego 7) 

			 

			Świętokrzyska Okręgowa Izba Architektów

			(ul. Silniczna 15) 

			 

			Antykwariat Naukowy

			im. Andrzeja Metzgera

			(ul. Sienkiewicza 13) 

			 

			I LO im. Stefana Żeromskiego

			(ul. Ściegiennego 15) 

			 

		

	
		
			 

			Instytucje kultury

			 

		

		
			Muzeum Narodowe w Kielcach

			Pałac Biskupów Krakowskich

			25-010 Kielce, pl. Zamkowy 1, tel. 41 344 40 14

			kasa biletowa: tel. 41 344 23 18

			e-mail: poczta@mnki.pl; www.mnki.pl

			 

			Muzeum Historii Kielc

			25-303 Kielce, ul. Św. Leonarda 4, tel. 41 340 55 20

			www.muzeumhistoriikielc.pl

			 

			Muzeum Lat Szkolnych Stefana Żeromskiego

			25-013 Kielce, ul. Jana Pawła II, tel. 41 344 57 92

			www.mnki.pl

			 

			Galeria Współczesnej Sztuki Sakralnej „Dom Praczki”

			25-009 Kielce ul. Zamkowa 5/7, tel. 41 367 62 97

			e-mail: dompraczki@o2.pl

			 

			Muzeum Zabawek i Zabawy

			25-367 Kielce, pl. Wolności 2

			tel. 41 34 440 78, tel./fax. 41 344 48 19 

			e-mail: poczta@muzeumzabawek.eu

			www.muzeumzabawek.eu

			 

			Dworek Laszczyków

			25-025 Kielce, ul. Jana Pawła II 6. tel. 41 34 450 06

			 

			Biuro Wystaw Artystycznych

			25-011 Kielce, ul. Kapitulna 2, tel. 41 36 76 447

			e-mail: sekretariat@bwakielce.art.pl

			www.bwakielce.art.pl

			 

			Teatr Lalki i Aktora „Kubuś”

			25-304 Kielce, ul. Duża 9

			tel. 41 344 58 36, 41 368 02 93

			e-mail: sekretariat@teatr-kubus.pl

			www.teatrkubus.pl

			 

			Galeria Sztuki Współczesnej „Winda”

			25-334 Kielce, pl. Moniuszki 2b, tel. 41 344 40 32 w. 262

			www.galeriawinda.pl

			 

			Muzeum Dialogu Kultur

			25-303 Kielce, Rynek 3, tel. 41 344 60 96

			www.mdk.mnki.pl

			 

			Galeria ZPAP „Tycjan”/ Sklep Bohema

			25-007 Kielce, pl. Artystów / ul. Sienkiewicza 29

			tel. 668 895 221

			 

			Galeria XS

			25-717 Kielce, ul. Podklasztorna 117

			http://wpia.ujk.edu.pl/isp

			 

			Institute of Design Kielce

			25-009 Kielce, ul. Zamkowa 3, tel. 41 315 26 39, w. 117

			www.idkielce.pl

			 

			Teatr im. Stefana Żeromskiego

			25-507 Kielce, ul. Sienkiewicza 32

			tel. 41 344 75 00, 41 344 47 65

			tel. 41 344 60 48 w. 31 – impresariat

			e-mail: biuro@teatr-zeromskiego.com.pl

			www.teatr-zeromskiego.com.pl

			 

			Filharmonia Świętokrzyska im. Oskara Kolberga

			25-369 Kielce, ul. Żeromskiego 12

			tel. 41 368 11 40, kasa biletowa: 41 365 54 83

			e-mail: impresariat@filharmonia.kielce.com.pl

			www.filharmonia.kielce.com.pl

			 

			 

			Galeria Sztuki „Zielona”

			28-100 Busko-Zdrój, al. Mickiewicza 7, tel. 41 378 71 91

			e-mail: galeriazielona@busko.com.pl

			 

			Dom Środowisk Twórczych

			„Pałacyk Tomasza Zielińskiego”

			25-009 Kielce, ul. Zamkowa 5

			tel. 41 367 67 70, 41 367 67 71

			www.palacykzielinskiego.pl

			 

			Kieleckie Centrum Kultury

			25-334 Kielce, pl. Moniuszki 2b, tel. 41 344 40 32

			www.kck.com.pl

			Kielecki Teatr Tańca

			25-334 Kielce, pl. Moniuszki 2B

			tel./fax 41 361 27 46, 41 341 51 77

			e-mail: impresariat@ktt.pl, ktt@ktt.pl; www.ktt.pl

			 

			Wojewódzka Biblioteka Publiczna

			im. Witolda Gombrowicza w Kielcach

			25-033 Kielce; ul. Ściegiennego 13, tel. 41 344 70 74

			www.wbp.kielce.pl

			 

			Pedagogiczna Biblioteka Wojewódzka w Kielcach

			25-025 Kielce, ul. Jana Pawła II 5, tel. 41 344 28 61

			www.pbw.kielce.pl

			 

			Miejska Biblioteka Publiczna w Kielcach

			25-406 Kielce, ul. Konopnickiej 5

			tel. 41 362 70 13, 41 368 54 09, fax 41 362 61 15

			biblioteka@mbp.kielce.pl; www.mbp.kielce.pl

			 

			„Baza Zbożowa”

			25-416 Kielce, ul. Zbożowa 4

			www.baza-zbozowa.eu

			 

			Wojewódzki Dom Kultury 

			25-033 Kielce, ul. Ściegiennego 2, skr. poczt. nr 5

			tel. 41 365 51 00, fax. 41 361 83 81

			e-mail: wdk@wdk-kielce.pl; www.wdk-kielce.pl
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			Magazyn wydano dzięki wsparciu

			finansowemu Urzędu Miasta Kielce
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