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			Paweł Chmielewski

			 

		

		
			W „Sztuce bez tytułu” Antoniego Czechowa – znanej, jedynie w Polsce, jako „Płatonow”, dzięki fantazji translatorskiej Adama Tarna – jeden z bohaterów, Wenglerowicz, w dość niezobowiązującej, skrzącej się czechowowskim humorem, pełnej złośliwości konwersacji salonowej, jednym, celnym sztychem ośmieszył felieton wiejskiego lekarza: Cóż to bardzo pięknie. Gdybym ja umiał pisać, też pisałbym do gazet. Po pierwsze płacą za to, a po drugie u nas, z niewiadomych powodów, ludzie piszący uchodzą za bardzo mądrych. 

			Ten dialog prowincjonalny pochodzi jeszcze z czasów, gdy lektura gazety była rytuałem, ośmieszony na jej łamach pędził do adwokata (jeśli był okcydentalistą), wysyłał sekundantów lub „strzelał sobie w łeb” (gdy był słowianofilem czy konserwatystą). Pisarze żyli nie z tantiem od sprzedaży książek, lecz cotygodniowych powieści w odcinkach. Sienkiewicz, o czym wiemy z jego listów, potwornie męczył się nad „Potopem”, na jutro oddać mam odcinek, a dopiero dwa zdania napisałem. Twórcze męki rekompensował mu pewnie fakt, że prawie równocześnie drukował w krakowskim „Czasie”, warszawskim „Słowie” i „Kurierze Poznańskim”. 

			Sienkiewicz, światowiec, podróżnik, pasjonat nowoczesności, był twórcą literackich majstersztyków manipulacji. Prawie nikt w polskiej literaturze, może poza Wincentym Kadłubkiem, nie tworzył tak pięknych mitów, tak nie potrafił zabrzęczeć na polskiej duszy i jej kompleksach. Z niesamowitą ironią. Gdy pisał o naszej wyższości języka (słynny wykład Zagłoby o różnicach polskości i niemczyzny na przykładzie słowa „koń”) oraz obyczaju: Szwedzi, jako to naród ustawicznie w wodzie brodzący i z morza największe ciągnący intraty, nurkowie są exquitissimi […] rzucisz szelmę w jedną przerębel, to on ci drugą wypłynie i jeszcze śledzia żywego w pysku trzyma. („Potop”). A kilkaset stron później odnajdujemy taką maestrię groteskowego okrucieństwa i fizjologii, które dorównują „Podróżom Guliwera” Jonathana Swifta (w wersjach nieocenzurowanych): Młody książę zdawał się nie myśleć o niczym więcej, tylko o jedzeniu. Wypukłe jego oczy śledziły niespokojnie każdą potrawę, a gdy mu przynoszono półmisek, nabierał ogromne kupy na talerz i jadł chciwie, z mlaskaniem wargami.

			Sienkiewicz potrafił zdekonstruować naszą historię, z postaci trzeciorzędnych, ledwo wzmiankowanych, uczynić bohaterów samodzielnie rozpędzających kozackie powstanie czy szwedzki najazd. To jakby nagle Rosencrantz i Guildenstern zostali głównymi postaciami „Hamleta”. Zaraz – Tom Stoppard przecież już tego spróbował – ale to wciąż książę z Elsynoru jest najważniejszy.

			 

		

	
		
			 

			TEMAT NUMERU: HENRYK SIENKIEWICZ

			Czy Tripadvisor ma rację? (Zabytki architektoniczne ulicy Sienkiewicza), Anna Bernacka

			 

		

		
			Chyba jedna z ładniejszych ulic-deptaków w naszym kraju – takie jest pierwsze zdanie, jakie można znaleźć surfując po Internecie w poszukiwaniu informacji o ul. Sienkiewicza. Myślę, że każdy kielczanin darzy tę ulicę szczególnym sentymentem – dla tych najstarszych jest to symbol zmian, jakie nastąpiły na przestrzeni ostatnich 50 lat, dla starszych miejsce, do którego udawało się, aby zrobić zakupy i załatwić sprawy w bankach, kantorach i urzędach, a dla tych młodszych – miejsce spotkań i rozrywki.

			 

		

		
			Stojąc u samej góry jednego z najdłuższych deptaków w Polsce (1,27 km), trudno uwierzyć, że kiedyś ta część Kielc składała się z drewnianych mieszkań biedoty: W wielu wypadkach były to niskie i ciemne nory o zgniłej podłodze... albo przybudówki z desek, bez światła, w których prócz tapczanu (pryczy) nic się zmieścić nie może, albo wreszcie poddasze zimne i zaciekające. Mieszkańców dziesiątkowały epidemie cholery i tyfusu, nie można było mówić o jakichkolwiek warunkach sanitarnych, a w mieście unosił się odór z pobliskiej rzeźni.

			Chciałoby się powiedzieć, że aktualnie jest to miejsce „kultowe” i tętniące życiem. Niestety, palmę pierwszeństwa w zakupowym szaleństwie „Sienkiewce” odebrały pobliskie centra handlowe. W ciągu dnia ulica tętni życiem, co jest jedynie odzwierciedleniem tego, jak kielczanie się po centrum przemieszczają, niekoniecznie zaglądając do przylegających restauracji czy sklepików. Partery kamienic w większości opanowały banki i przedstawiciele sieci komórkowych, znalazło się też miejsce na Biedronkę… Pomimo rewitalizacji śródmieście, wieczorami jest niepokojąco ciche.

			 

			Początek początku

			Zalążek obecnej ul. Sienkiewicza i korekta układu Kielc powstały wskutek przykrych okoliczności. W dniu 24 maja 1800 r. wybuchł pożarł, niszcząc doszczętnie niemal całe miasto, które w znacznej części tworzyła mieszczańska zabudowa drewniana. Gmachy po pożarze wznoszono już murowane; większość istniejących pochodzi z tamtych lat.

			Pierwszym postawionym budynkiem na ul. Sienkiewicza, której plany zostały ponownie wykreślone w latach 20. XIX wieku, był wzniesiony w 1824 r. gmach hipoteki – (Sienkiewicza 5), w którym do 1991 r. swoją siedzibę miało Państwowe Biuro Notarialne. Obok niego powstała w 1830 r. kamienica, do której przeniesiono pocztę (Sienkiewicza 7). Na narożniku kamienicy widnieje wizerunek Jana Kochanowskiego wykonany w technice sgraffito, pochodzący z lat 50. XX w. Pozostałe narożniki placu SDM wieńczą wizerunki Reja, Sienkiewicza i Żeromskiego, odrestaurowane, a wręcz wykonane od nowa kilka lat temu. Naprzeciwko poczty znajduje się tablica pamiątkowa poświęcona Stanisławowi Staszicowi – stała tutaj niegdyś szkoła nosząca jego imię. Kolejnym z powstałych budynków, które zachowały się do dziś, jest kościół ewangelicki wraz domem pastora, który został poświęcony w 1837 r.; znajduje się w najwyżej położonym punkcie ulicy (299,64 m n.p.m.). Tuż za nim znajduje się klasycyzujący pomnik patrona ulicy – Henryka Sienkiewicza, wykonany przez polskiego rzeźbiarza Kazimierza Gustawa Zemłę, a niemalże na wprost rośnie, pamiętająca czasy II Wojny Światowej, uznana za pomnik przyrody – robinia biała.

			Od strony zachodniej oś widokową zamyka dworzec kolejowy otwarty w 1885. Niestety, aktualnie, jeżeli spojrzymy w tym kierunku, naszym oczom ukazuje się pomalowany na niebiesko w tęczowe pasy wieżowiec, ofiara termomodernizacji i „zmysłu kolorystycznego” zarządzających nieruchomością lub jej mieszkańców.

			Zmiany społeczne i kulturalne w XIX i XX w. nie ominęły Kielc. O ile budynek Teatru im. S. Żeromskiego jest wszystkim dobrze znany, o tyle nie każdy wie, że historia kina nad Silnicą rozpoczęła się 10 lutego 1909 r. w domu Kłodawskich na rogu ulic Sienkiewicza i Małej. Z powodów technicznych kino zostało przeniesione do budynku, na miejscu którego stoi teraz dom towarowy „Puchatek”. Mendel Ellencweig, pasjonat kina i właściciel pierwszego kieleckiego iluzjonu, który pełnił rolę nie tylko rozrywkową, lecz również edukacyjną, zginął w Treblince po zajęciu Kielc przez Niemców. 

			Oprócz kina i teatru w Kielcach znajdowała się również Biblioteka Publiczna (Sienkiewicza 46), mimo, że wyniki czytelnictwa nie były imponujące, a zbiory ucierpiały wskutek wojny.

			Dawny hotel „Versal” mieścił się w kamienicy pod numerem 31 i został wybudowany według projektu z 1912 r. przez rodzinę Wilczyńskich. Podobny w charakterze budynek, można znaleźć w Busku Zdroju (Hotel „Bristol”).

			 

			Po drugiej stronie rzeki

			Most nad Silnicą, który obecnie przez przechodnia jest niemal niezauważany, powstał dopiero w 1895 r. Wcześniej komunikacja w kierunku zachodnim była utrudniona. Silnica przez wiele lat była nieuregulowanym ściekiem, który trzeba było pokonywać w bród. Aktualnie trudno rozpoznać, czy miejsce przejścia przez Silnicę jest placem czy też mostem. Stojąc w tym miejscu jesteśmy w najniżej położonym punkcie ulicy, jak również na jej symbolicznym środku. Wielu przechodniów robi sobie zdjęcia na „ławeczce Jana Karskiego”, autorstwa Karola Badyny. Mając taką rzeźbę w mieście, możemy czuć się wyróżnieni, ponieważ takie same stanęły m.in. w Nowym Jorku, Waszyngtonie i Tel Awiwie.

			Przedłużony za Silnicą odcinek ul. Sienkiewicza zajęty jest budynkami pochodzącymi z początków XX wieku. Wcześniej, do powstania dworca kolejowego, hulał tu wiatr i wypasano krowy. Przebudowa sporządzona przez Alfonsa Welke zmieniła oś miasta z kierunku północ-południe na kierunek wschód-zachód oraz nadała ul. Sienkiewicza charakter reprezentacyjny, gdyż do tej pory była to ulica pełniąca jedynie funkcje techniczne i komunikacyjne.

			Pierwszym budynkiem zbudowanym po wdrożonych zmianach w 1911 r. na ul. Sienkiewicza 47 był secesyjny gmach banku (wówczas zwany Gmachem Towarzystwa Wzajemnego Kredytu) autorstwa Zbigniewa Odrzywolskiego. Do II Wojny Światowej po prawej stronie ul. Sienkiewicza za ul. Paderewskiego wzniesiono zaledwie kilka domów. 

			Cała południowa strona, czyli lewa, została zabudowa w przeciągu 20 lat, luksusowymi jak na tamte warunki kamienicami. Pod numerem 59 mieścił się Dom Elektrowni Kieleckiej – budynek modernistyczny. Ukoronowaniem kształtowania się nowego układu było postawienie w 1929 r. na osi przed dworcem kolejowym Pomnika Niepodległości, autorstwa Czesława Czapskiego, który został zniszczony przez Niemców we wrześniu 1939 r., odbudowany w 2002 r. na podstawie zachowanych fotografii. W czasie wojny, w kamienicy pod numerem 59 swoja siedzibę miał Bank Rolny Rzeszy.

			 

			Najważniejsza ulica

			dla najważniejszej postaci

			Mimo że sam Henryk Sienkiewicz nie miał silnego związku z Kielcami, to właśnie jego imię nosi najważniejsza kielecka ulica. Można powiedzieć, że geneza nazwy wywodzi się z „mody”, jaka swego czasu była na jego literaturę oraz ze względu na fakt, że był to ten, który podtrzymywał narodowego ducha. Układy polityczne się zmieniały i mimo że na przestrzeni lat nosiła różne nazwy, w tym Aleksandra, Konstantego, Kolejowej, Ruskiej, Pocztowej, Franciszka Józefa czy Adolfa Hitlera, ostatecznie po II Wojnie Światowej nazwa się utrwaliła i funkcjonuje do dziś.

			W 1925 prof. dr Frycz stwierdził po przeanalizowaniu walorów widokowych miasta, że Kielce z nieciekawej mieściny mogą się stać ośrodkiem życia społeczno-gospodarczego w Polsce nie w drodze uprzemysłowienia bądź rozwoju handlu, lecz jako punkt centralny ruchu wczasowo-letniskowego. Turyści odwiedzają Kielce coraz częściej, podoba im się okolica i podoba im się nasza „Sienkiewka” i chociaż nikt nie zacytował Jana Gajzlera, który nazwał Kielce miastem jednej pochyłej ulicy i dwu cukierni, to nie budzi ona jeszcze pewnie takich zachwytów, jakie chcielibyśmy usłyszeć.
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			Fot. Wojciech Habdas
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			Pomnik Henryka Sienkiewicza, aut. Gustaw Zemła, 2010.Fot. Tomasz Kozłowski
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			10-metrowa „Ulica Sienkiewicza” – książka artystyczna Radosława Nowakowskiego. Wernisaż w Antykwariacie Naukowym.Fot. Wojciech Habdas
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			Ławeczka Jana Karskiego. Fot. Paweł Chmielewski
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			Widok na ulicę Sienkiewicza od strony placu Artystów.Fot. Paweł Chmielewski

			 

		

	
		
			 

			Portret wielostronny („Sienkiewicz z innej strony”, red. Jerzy Axer i Tadeusz Bujnicki), Michał Siedlecki

			 

		

		
			Z zeszłorocznych polskich publikacji naukowych szczególnie warty odnotowania jest tom „Sienkiewicz z innej strony” (2015) pod redakcją Jerzego Axera oraz Tadeusza Bujnickiego. To zbiór wydany staraniem Wydziału „Artes Liberales” Uniwersytetu Warszawskiego, który prezentuje nam życie osobiste oraz dorobek literacki autora „Trylogii” z zupełnie nowej perspektywy badawczej.
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			Sienkiewicz z innej strony, pod red. Jerzego Axera i Tadeusza Bujnickiego

			339 s. ; 25 cm

			Warszawa : Wydawnictwo DiG, 2015

			821.162.1(091)”18/19”

			 

		

		
			Przedkładany tutaj czytelnikowi zbiór artykułów wybitnych polskich współczesnych sienkiewiczologów jest drugim – po książce „Sześć szkiców o Zagłobie i inne studia sienkiewiczowskie” (2014) autorstwa Tadeusza Bujnickiego – tomem wchodzącym w skład serii „Sienkiewicz – Nowe Odczytania”, podejmującym wątki literacko-biograficzne dotyczące naszego noblisty. W ubiegłym roku ukazał się jeszcze trzeci z nich zatytułowany „Henryk Sienkiewicz w szkole, bibliotece i muzeum” (2015) pod redakcją Tadeusza Bujnickiego i Joanny Majchrzyk.

			Drugi tom serii o Sienkiewiczu składa się ze „Wstępu” Tadeusza Bujnickiego oraz z dwudziestu czterech dysertacji autorstwa piętnastu polskich badaczy, podzielonych na dwie części: „Mały Sienkiewicz”, jak również „Drobiazgi i pomysły interpretacyjne”. Autor „Na pograniczach, kresach i poza granicami” (2014) już w przedmowie do zredagowanej przez siebie książki podkreślił, że podstawą powyższego zbioru […] było paradoksalne założenie: mimo bardzo bogatej literatury „Sienkiewiczologicznej”, w twórczości i biografii pisarza zadziwiająco dużo można znaleźć miejsc „pustych”, nierozpoznanych, lub rozpoznanych fałszywie.

			Wyzwania nakreślonego przez Bujnickiego podejmuje się po mistrzowsku Jerzy Axer, który proponuje nam w swoim artykule równoległe czytanie „Sprzysiężenia Katyliny” Salustiusza z nowelą Sienkiewicza zatytułowaną „Biesiada”. Jolanta Sztachelska poruszając wątek twórczości malarskiej Alfreda Wierusza-Kowalskiego, skupia się tu zaś na jednej z ostatnich powieści Sienkiewicza pod tytułem „Na polu chwały”, którą traktuje ona jako nowatorską zapowiedź jego kolejnej powieści „Wiry”. Natomiast Marek Wedemann czyta autobiograficzną nowelę „Selim Mirza” polskiego noblisty przez pryzmat wydarzeń powstania styczniowego. Z kolei Tadeusz Budrewicz poddaje odkrywczej interpretacji powieść obyczajową Sienkiewicza „Bez dogmatu”.

			Książka „Sienkiewicz z innej strony” odkrywa na temat rodzimego noblisty to, co dotychczas było poniekąd zatajone przed polskim czytelnikiem – po pierwsze z braku pełni wiedzy o życiu oraz dorobku literackim artysty (vide niedawne wydanie obszernej korespondencji pisarza), po drugie zaś i, co chyba najistotniejsze, za sprawą szkolnych, niewolnych często od błędów i stereotypów prób odczytywania jego prozy. Powyższy zbiór prezentuje więc rzetelnie i nad wyraz oryginalnie portret wielostronny autora „Rodziny Połanieckich” w nowych, intrygujących odczytaniach.

			 

		

	
		
			 

			Muzyczna szansa „Krzyżaków” (Rock-opera na podstawie „Krzyżaków”), Aleksandra Sutowicz

			 

		

		
			Któż nie czytał, nie oglądał albo chociaż nie słyszał o miłości Zbyszka z Bogdańca do Danusi, córki Juranda ze Spychowa, kto nie wie cóż może oznaczać znamienny zwrot mój Ci on jest? Kto nie kojarzy komu zostały przysłane dwa nagie miecze i czym jest postać rycerza w białej pelerynie z czarnym krzyżem i pawimi piórami przy hełmie?
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			Krzyżacy Rock Opera, Sztukoteka, 2011

			 

		

		
			„Krzyżacy” to powieść znana i może przez niektórych znienawidzona, kojarzy się z obowiązkiem czytania, jako szkolna lektura. Jej bohaterowie powracają w odmienionej formie za sprawą muzycznego, rockowo-operowego projektu, pod tym samym tytułem. 

			Rock-opera „Krzyżacy”, choć powstała w 2010 roku, to warto przywołać ją w Roku Sienkiewiczowskim, który jest właśnie obchodzony w całej Polsce – zwłaszcza, że niedawno doczekała się wznowienia, a bilety na wszystkie spektakle są dawno wyprzedane. Na scenie udało się zgromadzić takich wokalistów jak Artur Gadowski, Paweł Kukiz, bracia Cugowscy, Maciej Balcar, Olga Szomańska, Katarzyna Jamróz. Taki przekrój polskich wykonawców: rockowych, bluesowych, estradowych sprawia, że na płycie mamy różnorodność stylów i gatunków muzycznych. W cały projekt wprowadza nieco psychodeliczna uwertura, w której nie brak elektronicznych dodatków. Zapowiada ona wejście do świata niejednoznacznego, w którym mieszają się: miłość, historia, ojczyzna i nienawiść. Chóralne wstawki to moim zdaniem ukłon w stronę średniowiecznych motywów i nawiązanie do popularnych chorałów. Z niektórych kawałków wybrzmiewają mocne, rockowe dźwięki („Stań i Walcz”, „Trzeba wybrać”, „Mój Ci jest”), niektóre zaś stanowią kompozycje spokojne i melancholijne („Czarne chmury”, „Trudno tak umierać”), inne natomiast są utrzymane w klimacie popowym („Byś przybył”). Według mnie „Krzyżacy” mają nieco oratoryjny charakter, który znany jest polskiej publiczności z wykonań Piotra Rubika w „Tryptyku Świętokrzyskim”. Są w nich patetyczne teksty inspirowane powieścią Henryka Sienkiewicza, mocne instrumentalne kawałki, a nawet postać jednej z wokalistek Olgi Szomańskiej łączy reżysera Marcina Kołaczkowskiego („Krzyżacy”) ze Zbigniewem Książkiem („Tryptyk Świętokrzyski”). 

			Warto także zwrócić uwagę na teksty napisane przez Jacka Korczakowskiego, które prezentują szeroki wachlarz gatunków lirycznych. Autor sięgnął po formę modlitwy, żalu za grzechy w „Trudno tak umierać”, która stanowi rozliczenie za krzywdy wyrządzone przez Zygfryda De Löwe (Jan Janga Tomaszewski). Balladę miłosną tworzy śpiewany przez Zbyszka i Danusię (Maciej Silski, Olga Szomańska) duet. W całym projekcie pojawiają się także utwory nawiązujące swoją tematyką do motywów bliskich powieści: walki za kraj, wiary wobec króla i ojczyzny, rycerskości i honoru. 

			Widowisko rock-opera „Krzyżacy” to muzyczna alternatywa nie tylko dla tych, którzy „boją się” powieści Sienkiewicza, jest to przede wszystkim sposób na ukazanie historii w sposób niekonwencjonalny i oryginalny. Oczywiście należy być ostrożnym przy próbie zastąpienia tradycyjnego czytania muzyczną aranżacją, ale warto się z nią zapoznać. Kto wie, może już niedługo usłyszymy śpiewających Sopliców, Niechciców lub Bohatyrowiczów.

			 

		

	
		
			 

			Rysopis Rodziny Połanieckich (Barbara Szargot „Wiek klęski”), Aleksandra Sutowicz

			 

		

		
			2016 został ogłoszony Rokiem Henryka Sienkiewicza, którego twórczość w Polsce jest znana, ale często wiedza ta jest powierzchowna. Przez lata jego powieści znajdowały się i znajdują do dziś na listach lektur szkolnych: „W pustyni i w puszczy” (1911), „Trylogia” (1884-1888), „Krzyżacy” (1900), to utwory, które często stają się zmorą młodych czytelników w gimnazjum i liceum. W setną rocznicę śmierci autora, piszącego „ku pokrzepieniu serc”, warto poznać te bardziej i mniej znane powieści Henryka Sienkiewicza.
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			Barbara Szargot

			Wiek klęski. Studia o Rodzinie Połanieckich Henryka Sienkiewicza

			328 s. ; 25 cm

			Piotrków Trybunalski : Naukowe Wydawnictwo Piotrkowskie przy Filii Uniwersytetu Jana Kochanowskiego, 2013
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			Lista pozycji bibliograficznych, w których autorzy analizują i interpretują dzieła Sienkiewicza wciąż rośnie. W 2013 r. dołączyło również do nich opracowanie Barbary Szargot „Wiek klęski. O Rodzinie Połanieckich Henryka Sienkiewicza”, wydane przez Naukowe Wydawnictwo Piotrkowskie, działające przy filii Uniwersytetu Jana Kochanowskiego. Już na samym początku autorka stawia tezę, iż powieść przedstawiająca dzieje rodziny Połanieckich jest nieczytana, a także niedoczytana. Być może było to spowodowane ostrą krytyką, z jaką spotkała się książka tuż po jej wydaniu. Autorka prezentuje recenzje, których podjęli się Stanisław Brzozowski, Czesław Miłosz, Witold Gombrowicz. Z opracowania dowiadujemy się także o perypetiach związanych z nadaniem samego tytułu przez Sienkiewicza, przedstawiona została także wnikliwa analiza utworu, jako powieści rodzinnej. Wartością studium nad rodziną Połanieckich jest bez wątpienia mnogość przytaczanych faktów związanych z powstaniem i recepcją dzieła. Z lektury tekstu można zaczerpnąć wiedzę o ewentualnych zależnościach między poszczególnymi bohaterami, a samym Henrykiem Sienkiewiczem. Wyraźne staje się to przy okazji osoby panny Maryni, której pierwowzorem miała być druga żona autora „Trylogii”, Maria Włodkowiczówna.

			Barbara Szargot w swoim opracowaniu zebrała dużą liczbę materiałów, na podstawie których dokonała analizy zarówno dzieła jak i jego autora. Wśród nich znajduje się korespondencja Sienkiewicza z przyjaciółmi, recenzentami, krytykami literackimi. Podejmuje także konfrontację poszczególnych bohaterów „Rodziny Połanieckich” z bohaterami innych powieści Sienkiewicza, a także przedstawia ich charakterystykę, dzięki czemu Połanieccy, Pławiccy, Krasławscy, stają się dla czytelnika bardziej zrozumiałymi. Autorka zwraca uwagę na nowe treści, jakie niesie za sobą lektura „Rodziny Połanieckich”. Motyw umierania i śmierci, dojrzewania do roli ojca i wiernego męża, to tylko niektóre z licznych wątków, które interpretuje. Zwraca również uwagę na problemy, które zostały wprowadzone do powieści, a które na przełomie XIX i XX w. stanowiły swego rodzaju tabu, tak np. samobójstwo, które pojawia się już na początku utworu jest przez B. Szargot skrupulatnie analizowane (s. 226-266). 

			Oczywiście nie brak również porównań do innych dzieł polskiej literatury. Czytając „Rodzinę Połanieckich” nie sposób nie zauważyć przedstawienia topiki znanej chociażby z „Pana Tadeusza”, powrót Połanieckiego do domu przypomina przyjazd Tadeusza do Soplicowa, a Krzemień, w którym częściowo dzieje się akcja może przywoływać obraz soplicowskiego dworu. 

			Barbara Szargot postanowiła odkryć niektóre tajemnice związane z powstaniem i analizą „Rodziny Połanieckich”. Jest to praca fachowa i może także stanowić inspirację dla tych, którzy nie znają powieści do sięgnięcia po nią, natomiast dla znawców dziejów rodu Połanieckich do odkrywania nowych sensów i znaczeń.

			 

		

	
		
			 

			Nowe starego odczytania (Tadeusz Bujnicki „Sześć studiów o Zagłobie i inne studia sienkiewiczowskie”), Agata Orłowska

			 

		

		
			Uzasadnieniem pisania powieści historycznych była dla Sienkiewicza tęsknota za swobodą podróżowania, swoista „podróżomania”, „bowaryzm”, jak mawiał Kazimierz Wyka. Pisarz, nie mogąc z różnych powodów pozwolić sobie na wojaże w takim stopniu, w jakim pragnął, postanowił „obwołać się” podróżnikiem przez wieki i – patrząc na wciąż zainteresowane nim rzesze odbiorców – nie sposób zaprzeczyć, że mu się to udało.
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			Podejmowanie badań nad Sienkiewiczem w kulturze dwudziestowiecznej ma swoje wytłumaczenie w trwałej i znaczącej obecności pisarza w rozmaitych obszarach polskiego życia społecznego i kulturalnego. Z badań tych wyłania się obraz nieco odmienny od utartego, apologizowanego krzepiciela serc czy negowanego, gombrowiczowskiego szkodnika. Nowy obraz coraz częściej ukazuje autora „Trylogii” jako pisarza skomplikowanego i wieloznacznego. 

			„Sześć szkiców o Zagłobie i inne studia sienkiewiczowskie” to pierwsza z trzech monografii, wchodzących w skład serii „Sienkiewicz – nowe odczytania”, opublikowanej nakładem Wydawnictwa DiG. Autor, Tadeusz Bujnicki, historyk literatury polskiej, emerytowany profesor zwyczajny Uniwersytetu Jagiellońskiego, w swojej publikacji prezentuje rzecz o charakterze interdyscyplinarnym, jak sam mówi, coś raczej na wzór kolażu niż pogłębionej interpretacji zjawiska sienkiewiczowskiej twórczości i jej recepcji. 

			Kolaż ten jest faktycznie mozaiką trzynastu rozmaitych tekstów, spiętych wstępem i zakończeniem. Zaszczytne miejsce zajmuje w nich główna postać sienkiewiczowskiego sarmacko-barokowego świata, której pozorna niekoherentność, zostaje rozebrana przez Bujnickiego na czynniki pierwsze i na powrót złożona w konsekwentną całość. Zagłoba, bo o tę kreację oczywiście chodzi, jawi się w szkicach wieloaspektowo, co jest efektem nie tylko skomplikowanej siatki relacji, w które uwikłany jest na przestrzeni całej „Trylogii”, ale też przeistoczenia się z postaci epizodycznej w pierwszoplanową i dominującą, o kompetencjach niemalże narratorskich. Bujnicki uwidacznia prymarne cechy sarmackie, wskazując prawdopodobny pierwowzór Zagłoby, interpretuje jego zdolność do mimikry i mistyfikacji, dzięki którym sienkiewiczowska opowieść ma szansę nabrać jowialnego i komicznego charakteru. 

			W części drugiej publikacji, pozostajemy jeszcze chwilę przy Zagłobie za przyczyną postaci Wołodyjowskiego i konfliktu polsko-ukraińskiego, jednak tutaj autor skupia się już głównie na sylwetce samego pisarza i recepcji jego utworów. Pozostałe elementy kolażu traktują więc o kluczowych w odbiorze twórczości Sienkiewicza zagadnieniach, ze wskrzeszeniem jej sensów ideologicznych czy sporem o Sienkiewicza z perspektywy skrajnych interpretacji, z manipulacją jego twórczością włącznie. Bujnicki próbuje wyjaśnić przejście pisarza z obozu pozytywistycznego na stronę konserwatywną, a także stawia tezę, że ostatecznie był on twórcą antydoktrynalnym, akcentującym jedynie swoje powinności artysty, które mogą być dalece bardziej wielowymiarowe niż to się pozornie wydaje.

			 

		

	
		
			 

			Ostatni przystanek Vevey (Wystawa „Czas mierzony szwajcarskim zegarkiem” w Pałacyku Henryka Sienkiewicza w Oblęgorku), Małgorzata Angielska

			 

		

		
			Autor „Quo vadis” określał siebie mianem „wiecznego tułacza”. Nie bez powodu. Ostatnie dwa lata życia spędził w Vevey pod Lozanną w Szwajcarii, o czym mówi mniej znana część biografii pisarza, która stała się jednym z dwóch powodów powstania wystawy „Czas mierzony szwajcarskim zegarkiem” w Pałacyku Henryka Sienkiewicza w Oblęgorku, oddziale Muzeum Narodowego w Kielcach.

			 

		

		
			Kolejnym, niezmiernie ważnym wydarzeniem, jest decyzja z 22 grudnia 2015 r. Parlamentu RP o ustaleniu 2016 Rokiem Henryka Sienkiewicza, ponieważ w kolejnych miesiącach przypada 170. rocznica urodzin noblisty oraz 100. śmierci. Uroczyste otwarcie ekspozycji miało miejsce 15 kwietnia, a będzie ona dostępna do 31 sierpnia br. 

			Wystawę podzielono na trzy części. Pierwsza dotyczy ostatnich chwil spędzonych w dworku w Oblęgorku w przededniu wybuchu I wojny światowej i okresie tuż po tym wydarzeniu. Sienkiewicz obserwował zmiany zachodzące w Królestwie Polskim, które wpłynęły na jego decyzję dotyczącą opuszczenia kraju. 

			Rodzina pisarza udała się na kilka tygodni do Krakowa, jednakże szybko musiała stamtąd uciekać. Wybór padł na Wiedeń, gdzie przyjaciel pisarza, Stanisław Lewandowski, wykonał popiersie, które zostało włączone jako eksponat do wystawy. Niemniej jednak Sienkiewiczowie po niedługim czasie zostali zmuszeni do następnego wyjazdu (literata bezpodstawnie oskarżono o napisanie odezwy przeciwko państwom centralnym, do których zaliczała się Austria), więc przedostali się do neutralnego politycznie Vevey w Szwajcarii. Na początku swego pobytu w tym kraju zamieszkali w Grand Hotelu, następnie przeprowadzili się do Hotelu du Lac. Sienkiewicz zmarł w wieku 70 lat 15 listopada 1916 r.

			Druga część ekspozycji dotyczy działalności autora „Trylogii” w Generalnym Komitecie Veveyskim. Inicjatorem przedsięwzięcia był Erazm Piltz. Funkcję prezesa sprawował Henryk Sienkiewicz, natomiast wiceprezesem został Ignacy Paderewski, przyjaciel pisarza. Najważniejszym elementem tej sekwencji przeglądu jest „Odezwa do narodów cywilizowanych”, którą napisał twórca „Quo vadis”. Nawoływał w niej do udzielenia Polsce pomocy, w której ramach napłynęły ogromne kwoty, przekazane „organizacjom ratunkowym” w kraju. Razem z Paderewskim i Antonim Osuchowskim pisarz zorganizował Komitet Generalny Pomocy Ofiarom Wojny w Polsce, który był apolityczny i miał wyłącznie cele charytatywne. Inni zaangażowani członkowie to: siostra Urszula Ledóchowska, Szymon Askenazy czy Gabriel Narutowicz. Świadczy o tym liczna korespondencja Sienkiewicza, jak i sprawozdania z pracy Komitetu.

			Trzecia sekwencja opowiada o relacjach Henryka Sienkiewicza z Ignacym Paderewskim i Antonim Osuchowskim oraz biskupem Antonim Adamem Sapiehą i papieżem Benedyktem XV. Wśród eksponatów można zobaczyć medal, „Polonia devastata”, wybity na początku 1915 r. na cześć noblisty, wiceprezesa Komitetu i biskupa. Nieoczekiwana śmierć pisarza mogła zostać spowodowana przybyciem przedstawicieli Narodowej Demokracji, którzy żądali od autora „Potopu” poparcia protestu lozańskiego. Sienkiewicz odmówił. Ponadto dostrzegł szansę wskrzeszenia państwa polskiego w „Akcie 5 listopada” (proklamacja wydana przez władze niemieckie i austro-węgierskie w Pszczynie 5 listopada 1916 r., zawierająca mgliste i niedookreślone obietnice powstania Królestwa Polskiego – red.).

			Polecam pojechać i zobaczyć wystawę ze względu – nie tylko – na jej temat, ale i na unikatowość niektórych eksponatów. Oprócz tych ze zbiorów w Oblęgorku, wypożyczono wiele z ośrodków warszawskich: Archiwum Akt Nowych, Muzeum Wojska Polskiego, Uniwersytetu Warszawskiego, Biblioteki Narodowej, a także Ossolineum we Wrocławiu, Uniwersytetu w Toruniu i Zgromadzenia Sióstr Urszulanek Serca Jezusa Konającego w Pniewach. Włączono też pamiątki ze zbioru rodziny pisarza.
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			Cytrynowy płaszcz Nerona (Komiksowe adaptacje prozy Sienkiewicza w Polsce i na świecie), Paweł Chmielewski

			 

		

		
			Sienkiewicz – ten Homer drugiej kategorii, Dumas Ojciec pierwszej klasy pisał Gombrowicz w „Dziennikach” – wielbiony nie tylko w „pasie biblijnym” na południu USA i wśród miłośników „historycznej fantastyki” w Chinach, był admiratorem westernu i paperbacków. Potrafił – jak niewielu polskich pisarzy – swobodnie żonglować stylami, figurami, nurtami literackimi – tradycją walterscottowską, ukraińską powieścią poetycką, pamiętnikami Sarmatów. 

			 

		

		
			Stworzył nie tylko fenomen, ale i kręgosłup polskiej popkultury. Pisał doskonałe scenariusze, zanim powstały pierwsze filmy. Dziś byłby postmodernistą i producentem seriali lub twórcą komiksów.

			 

			Sprzysiężenie sześciu

			Wyraziste kreacje, jednoznaczny rys psychologiczny postaci pozytywnych i umiejętność tworzenia „czarnych charakterów”, które stają się figurami fascynującymi, ulegającymi przemianie – często według określonego schematu, prawie jak u lorda Byrona – są atutem historii sienkiewiczowskich, doskonałym materiałem dla autorów adaptacji komiksowych i rysowników. W tym skróconym – z konieczności – opracowaniu, postaram się, dość szkicowo, pokazać kilkanaście, może kilkadziesiąt wersji „opowieści z dymkiem”, inspirowanych prozą autora „Krzyżaków”.

			Zacznijmy od anegdoty: podobno Edward R. Murrow (dziennikarz znany z relacji z wyzwolenia Buchenwaldu, słynnego „Good night, and good luck” i uratowania Ameryki przed szaleństwem McCarthy’ego) określając kulturowe dziedzictwo większości stanów, stwierdził, że składają się na nie trzy książki stojące na każdej półce – Biblia, „Ben Hur” (1880) Lewisa Wallace’a i „Quo vadis” (1896) Henryka Sienkiewicza. Piętnaście lat temu powstał w Kielcach komiks, który jest – jak dotąd – najobszerniejszą obrazkową wersją prozy sienkiewiczowskiej. Stworzoną według amerykańskiego modelu – kilka osób pracowało nad tym samym projektem, komiks ukazał się (nakładem Kolporpress) równolegle z ekranizacją Jerzego Kawalerowicza, nie był pojedynczym albumem, ale edycją dwuzeszytową (tu już wkracza nowoczesna strategia ekonomiczna).

			Autorem rysunków jest Jerzy Ozga (z charakterystycznym budowaniem konturu i mimiki postaci wielokrotną siatką kresek), okładki, inspirowane malarstwem akademickim wykonał Janusz Ordon, dokumentacja historyczna i artystyczna oparta m.in. na obrazach Szermentowskiego i Stachiewicza – Andrzej Rębosz, adaptacja powieści (mnie najbardziej szkoda świetnie poprowadzonej, w formie epistolarnej, sienkiewiczowskiej ekspozycji) – Jarosław Miarka, storyboard, kolor – Grzegorz Majcher i Jacek Rzodeczko.

			Już początek na Forum Romanum, dzięki rysunkowi Ozgi, to opowieść przywołująca „Zmierzch i upadek Cesarstwa Rzymskiego” Gibbona lub słynną śnieżną scenę pogrzebu Marka Aureliusza z filmu Anthony’ego Manna. Bohaterowie są pobrużdżeni, zmęczeni, zmięci. To nie jest świat młodych legionistów i patrycjuszy, to Rzym przedwcześnie podstarzałych młodzieńców. Mamy tu ciemność, szarość, zmianę barwy w zależności od pory dnia – wystarczy przywołać scenę wschodu słońca na tarasie w willi Nerona, gdy kolejne kadry odtwarzają nam gwałtowne metamorfozy i wysycenie kolorów o poranku. Kreska oddaje klimat powieści Sienkiewicza, lecz ważny jest ten drobny detal, trochę groteskowy, dodany przez rysownika jako rodzaj obrazkowego podpisu. To, chociażby w pierwszych scenach, ręka Winicjusza na temblaku. Nieobecna w książce, ale przydająca indywidualizmu opowieści.

			Różnicowanie i zindywidualizowanie historii dostrzegalne jest w kreacjach postaci. Ursus to stary, siwowłosy wojownik, jakiego nie było w żadnej wersji „Quo vadis” (pomijając jeden kadr z adaptacji hiszpańskiej, gdzie rysownikowi mieszały się kolory i z jasnowłosego opiekuna Ligii nagle zrobił srebrnowłosego). W całym komiksie dwie osoby kradną show. To Chilon Chilonides i cezar Neron. Nawet nie Petroniusz, który wyrasta w pierwowzorze powieściowym ponad głowy tłumu. Oto właśnie siła obrazu. Kielecki „Quo vadis” sprzedał się w nakładzie (?), tu opinie są sprzeczne – od kilkunastu do ponad pięćdziesięciu tysięcy egzemplarzy. Czasem można go kupić w znośnej cenie na aukcjach allegro. Doczekał się też pirackiej wersji wydrukowanej na Słowacji.

			Szóstka lubi Sienkiewicza. W steampunkowej, zabawnej, mistyfikacyjnej wersji „Nowych przygód Stasia i Nel” wraz z albumem „Pierwsza brygada” (2005-2007) występuje szóstka bohaterów: Józef Piłsudski, Staś Tarkowski, Kali, Andrzej Korczyński, Jerzy Bohatyrowicz i Stanisław Wokulski. Ten superzespół (stworzony przez Tobiasza Piątkowskiego, Rafała Bąkowicza, Krzysztofa Janicza i Krzysztofa Wyrzykowskiego) pojawił się na łamach wystylizowanego na początek ubiegłego wieku czasopisma „Piechur” (fikcyjnego), autorem scenariusza miał być sam Henryk Sienkiewicz, rysunków Kamil Mackiewicz (postać autentyczna, twórca gazetowych pasków „Ogniem i mieczem czyli przygody szalonego Grzesia” z 1918 r., drukowanych w „Szczutku”), dodano posłowie Adama Ruska (znawcy, krytyka i monografisty polskiego komiksu prasowego), a postaci umieszczono w odnowionych kontekstach, prowadząc nie tylko dekonstrukcję polskiej klasyki pozytywistycznej, ale i czerpiąc z pomysłów Allana Moore’a.

			 

			..jak ukraść komuś krowę...

			Jedną z najbardziej zaskakujących figur sienkiewiczowskiego uniwersum – w adaptacjach komiksowych – jest Kali. We wspomnianych „Nowych przygodach…” nosi dredy. Hiszpan Jose Grau (o nim trochę później) ubrał go w czerwoną galabiję i czapeczkę, które upodobniają go raczej do drobnego kupca sprzedanego za długi. U Czechów jest najpierw zabiedzonym i autentycznie wdzięcznym Stasiowi poddanym, by potem, trochę obok intencji pisarza, wejść w rolę Shaki Zulu.

			Jest w tym gronie realizacja kuriozalna. Niestety polska. To „W pustyni i w puszczy” z 1990 r. (adaptacja Jacek Dąbała, rysunki Tomasz Wilczkiewicz). Wprawdzie poprzedzono ją entuzjastycznym wstępem prof. Lecha Ludorowskiego (wydawca „Studiów sienkiewiczowskich”), w którym wspomniano m.in. brazylijską historię obrazkową o przypadkach Stasia i Nel, przygotowaną w 1955 r. przez Józefa Górala z rysunkami Filipa Dachowskiego dla polskiej młodzieży w Kurytybie, ale ten tekst niczego nie ratuje. Na rysunkach Wilczkiewicza Kali cierpi na notoryczny wytrzeszcz, a niestaranność „maziania”, aż narzuca pytanie, gdzie autor się tak spieszył. Wiele kadrów jest najzwyczajniej brzydkich, przedmioty i szczegóły giną w trakcie opowieści. I ten wytrzeszcz. Niestety nie tylko Kalego. Nie wiem dlaczego Staś wygląda jak motyl Emanuel z czeskiej dobranocki. Z profilu. Sam komiks zmiażdżył zresztą i posypał solą – jak Rzymianie Kartaginę – Wojciech Birek w swoim artykule o ilustracjach i komiksach polskich na podstawie „W pustyni i w puszczy”.

			11 lat po Dąbale i Wilczkiewiczu przygodami Stasia i Nel zainteresowali się scenarzysta Rafał Skarżycki i rysownik Wiesław Dojlidko. Komiks ukazał się niedługo po adaptacji powieści (drugiej w historii polskiego kina) dokonanej przez Gavina Hooda. W odróżnieniu od poprzedników, ten tom, jest malarski, dopracowany, dominuje zmienność i płynność kadrów, obraz opowiada wymiennie z tekstem i sugeruje zmiany miejsca oraz czasu akcji. Odbiór komiksu był niejednoznaczny, warsztat i umiejętność budowania szczegółu (maszyny, architektura, etnograficzne realia) Dojlidki wzbudzała podziw, ale sugerowano również brak doświadczenia w budowaniu narracji komiksowego obrazu. W porównaniu do Dąbały i Wilczkiewicza to był jednak skok jakościowy. 

			 

			Ameryka i Kozacy

			Młody Henryk Sienkiewicz jest bohaterem jednej z pięciu części cyklu „Polscy podróżnicy” (obok m.in. Ignacego Domeyki i Sygurda Wiśniowskiego) z 1988 r. Tekst, oparty w znacznym stopniu na „Listach z podróży do Ameryki” napisał Stefan Weinfeld, rysunki są autorstwa ucznia Grzegorza Rosińskiego – Marka Szyszko. Graficznie zeszyt prezentuje się bardzo ładnie, dla zorientowanych w twórczości Sienkiewicza interesujące są motywy i historie, przetworzone następnie i wplecione w tkankę fabularną opowiadań amerykańskich. Choć oczywiście historię latarnika Sielawy (zmieniając mu lekturę Kaczkowskiego na Mickiewicza) czy spotkania Indian w rezerwacie, pisarz umiejętnie ubarwił. Fatalna jakość papieru sprawia, że kolory wydawnictwa po niespełna trzydziestu latach zblakły, a za kilkanaście staną się pewnie bure i nieczytelne.

			Pod koniec 1989 i w 1990 r. niewielkie (formatem) czasopismo „AS. Rozrywki umysłowe dla dzieci”, między krzyżówkami, szaradami i palindromami drukuje „Krzyżaków” z rysunkami Marka Rożka (zaś teksty zostały „wyciągnięte” z pierwowzoru). Patrząc na wizerunki bohaterów – pomimo strojów z epoki – nie mogłem oprzeć się wrażeniu, że czytam coś w rodzaju „Star Treka”. To chyba przez ilustratorską manierę autora, którego postaci są napompowane i mają zaledwie dwa, dość toporne, kroje twarzy – kwadratowy i przypominający gruszkowatego androida.

			W 2008 r. komiksową adaptację „Ogniem i mieczem” w poetyce murali zaczyna tworzyć Rafał Roskowiński. Maniera dość zrozumiała, artysta jest znany z dokonań w obszarze street artu. Komiksu, ładnego graficznie – przede wszystkim ze względu na kolorystykę – nigdy nie dokończył. Pierwszy zeszyt można zamawiać na stronie internetowej autora. Ekranizacja Jerzego Hoffmana zasypała rynek próbami (zrealizowanymi, a częściej zawieszonymi w fazie projektu i pojedynczych plansz) „Ogniem i mieczem”. Nie wiem dlaczego, ale cokolwiek zduszony klimat adaptacji filmowej, udzielał się twórcom komiksu i nie powstał żaden zeszyt, w którym czułoby się oddech i prawdziwą przestrzeń Dzikich Pól. Tom według scenariusza Pawła Woldana z rysunkami Janusza Glanc-Szymańskiego (wyd. 1999) jest mocno średni i dość mocno kiczowaty, a sprowadza się do… niby odtworzenia… storyboardów filmowych, bohaterowie mają zaś twarze znanych aktorów (nie w każdym kadrze rozpoznawalne), skróty fabularne utrudniają zrozumienie treści. Mowa tu oczywiście o czytelniku nie znającym tekstu źródłowego. Trochę inaczej, bo bardziej samodzielnie, potraktowali temat Piotr (scenariusz) i Andrzej (rysunki) Kacprzakowie. Postaci w ich komiksie (wyd. 1999) już nie przypominają filmowych pierwowzorów, a historia jest prowadzona dość ślamazarnie. Strony to raczej nie intencjonalny rozkład komiksowych kadrów, ale najczęściej całostronicowych ilustracji. 

			Nie powstał 200-stronicowy zeszyt Wojciecha Birka, którego rysownikami mieli zostać Tomasz Piorunowski (autor storyboardu do hoffmanowskiego „Ogniem i mieczem”) oraz Tomasz Tomaszewski. Mimo próbnych plansz wydawnictwo Egmont wycofało się z przedsięwzięcia. Zbierający informacje z całego rynku komiksowego magazyn „Aqq” (1/99) podał, że powodem był skandalicznie krótki termin jaki zostawiono autorom na realizację.

			 

			...og sværd

			Najprawdopodobniej – poza granicami Polski – pierwszy po książki Sienkiewicza jako tworzywo dla opowieści obrazkowej sięgnął „ojciec chrzestny” chorwackiego komiksu Andrij Maurovič (1901-1981). Trudno powiedzieć czy „Ogniem i mieczem” poznał jeszcze w dzieciństwie w Krakowie (gdzie przez parę lat przebywał z rodzicami) czy już w szkole w Zagrzebiu.

			16 listopada 1935 r. w czasopiśmie „Oko” zaczynają ukazywać się czarno-białe paski komiksowe Mauroviča zatytułowane „Ognjem i mačem”. Do 29 sierpnia 1936 r. wydrukowano kilkadziesiąt odcinków. W 2008 r. wznowiono je w albumie „Stripovi iż Oka” oraz niezależnie w książce zawierającej jeszcze inny komiks chorwackiego artysty – „Zlatovo i zlato”.

			Egzotyka pierwszej części „Trylogii”, plastyczność opisu, filmowość scen, to gotowy scenariusz historii obrazkowej. Światową karierę robi adaptacja „Ogniem i mieczem” amerykańskiego rysownika George’a Woodbridge’a (1930-2004) przygotowana w 1958 r. jako 146 zeszyt w serii „Classics Illustrated”, w której znalazły się wcześniej m.in. „Rob Roy”, „Moby Dick”, „Ostatni Mohikanin”.

			W pierwszej dwubarwnej wersji zatytułowanej „With Fire and Sword” sienkiewiczowska akcja została zredukowana tylko do wojny polsko-kozackiej, a w zasadzie oblężenia Zbaraża zajmującego połowę zeszytu. Nie ma Heleny Kurcewiczówny, nie ma więc wątku romansu i porwania. Skrzetuski wyglądem przypomina raczej szalonego ruskiego bojara niż polskiego szlachcica. Pomimo sprawnej kreski, polskiego czytelnika mogą rozbawić niektóre rozwiązania. Zagłoba jest łysy, chudy (tylko z hipisowskimi włosami z tyłu czaszki) i jako jedyny nie nosi wąsów, Wołodyjowski to natomiast potężny wojownik w zbroi. Szlachta nie nosi strojów sarmackich tylko przypomina niemieckich rajtarów i walczy... rapierami. Kozacy, uzbrojeni w szable nie różnią się wcale od Tatarów. Zabawną postać tworzy opasły, jowialny, obwieszony łańcuchami Tuhaj-Bej.

			Te urocze pomyłki nie są niczym nowym. We włoskiej ekranizacji „Ogniem i mieczem” husarze mieli wszakże malutkie piórka przytwierdzone do hełmów, zaś jeszcze w 2008 r. brytyjskie wydanie „Bez dogmatu” zdobił na okładce konny portret jeźdźca z XVII w., gdy przecież spowiedź dekadenta Płoszowskiego rozgrywa się u schyłku dziewiętnastego stulecia.

			Komiks Woodbridge’a cieszył się bardzo dużą popularnością. Ukazują się np. wersja duńska „Med ild og sværd” (1974), grecka edycja „Δία Πγροε καί Σίαηρογ” (1971). Czarno-biały rysunek pokolorowano w nich zgodnie z obowiązującym w komiksie amerykańskim kanonem barw. Po kilku latach Grecy wydali nawet cover zeszytu ze zmienioną okładką (większość narodowych wersji korzystała z amerykańskiego pierwowzoru – konny pojedynek Skrzetuskiego na białym koniu z rycerzem w zbroi dosiadającym czarnego rumaka) i „podkręconą” kolorystyką. Drugą wersję zdobi widowiskowy kadr z głównym bohaterem powieści w błękitnym stroju dworzanina Wazów przecinającym (mieczykiem!) jednego z atakujących Kozaków.

			Podwójną okładkę miały również wydania w języku niderlandzkim. Pierwsza „Te Vuuren le Zwaard” (1974) nawiązywała do rozwiązania Woodbridge’a, druga z 1975 r. za kanwę wzięła francuski zeszyt „Par le Fer et le Feu” (1974) też bazujący na komiksie zza oceanu. Tutaj znalazł się szarżujący i wrzeszczący polski rycerz, który w swym pędzie pozostawia za plecami przerażonego półnagiego żołnierza w tureckiej czapeczce, przykrytego baranicą. Wszystkie zeszyty (francuski, niderlandzki, również flamandzka mutacja) wyszły w serii „Les Classiques Ilustres” jako numer jedenasty.

			 

			Maspan ninyo, ang aking bagong

			roma!

			W 1953 r. MGM rozkręca kampanię promocyjną filmu „Quo vadis” w reżyserii Mervyna Le Roya, znanego chociażby dzięki jednemu z pierwszych filmów noir „Mały Cezar”. Z promocją na Filipinach – pozostających wtedy de facto protektoratem USA – wiąże się zamówienie na komiks. Rysuje go Nestor Redondo (1928-1995) na podstawie dialogów Cladualdo del Mundo (1911-1977).

			Powstaje szesnaście plansz, które wprawdzie nie odpowiadają zamówieniu MGM, ale młody Filipińczyk otrzymuje propozycję pracy w Hollywood jako rysownik scenografii i storyboardów. Początkowo odmawia, w Stanach Zjednoczonych pojawi się dopiero za kilka lat. Zostanie jednym z najbardziej wziętych grafików DC Comics i Marvela kreśląc m.in. postaci Supermana i Flasha Gordona.

			Z oryginalnej pracy Redondo ocalało tylko osiem plansz. To kluczowe sceny – walka Ursusa z bykiem, pożar Rzymu, koncert cesarza Nerona. Stworzone w czerni i bieli są tak gęste, że bliżej im do dawnych drzeworytów niż współczesnego, pośpiesznego i konturowego rysunku komiksowego. Autor zachwyca przede wszystkim precyzją szczegółu i portretowaniem osób dramatu. W tym przypadku umowa z MGM wymusiła skojarzenie komiksu z filmem. Winicjusz ma twarz Roberta Tylora, Ligia – Deborah Kerr, a Peter Ustinow jako Neron wypowiada przed samobójczą śmiercią słynne zdanie „Jakiż artysta wraz ze mną ginie!”. Niesamowicie brzmi to w języku tagalog: „Ito ang wakas ng damdaming artistang nasa akin!”. Plansze narysowane przez Redondo są kolorowane przez jego fanów, ale odbiera im to cały urok. Mimo dobrych chęci, fani postępują jak stacja Teda Turnera z czarno-białymi filmami z Bogartem. 

			„Quo vadis” to taki kanoniczny tekst opowiadający o pierwszych chrześcijanach w rzymskich realiach. Paradoksem powieści Sienkiewicza – jednego z największych bestsellerów w dziejach literatury – jest fakt, że podobnie jak w „Ben Hurze” i „Ostatnich dniach Pompei” świat antyczny jest fascynujący, zaś chrześcijański dramaturgicznie mdły. Ten paradoks widać także w komiksie. Autorzy redukują lub zgrabnie omijają ogromne partie tekstu i koncentrują się na najbardziej widowiskowych scenach – ucztach u Nerona, walkach gladiatorów. Scena ich pojedynku znalazła się na okładce „Quo vadis” (1974) wydrukowanego przez katalońskie wydawnictwo Bruguera (później ukazały się tłumaczenia na inne języki z niderlandzkim na czele).

			Przekładu na język obrazu dokonał Juan Martinez Osete (1921-2000), znany raczej z humorystycznych historyjek z Tito Sandungo i Paco Bruto. Rysunek – zwłaszcza w scenach zbiorowych – jest często dość szkicowy, sprawia wrażenie robionego w pośpiechu. Autor adaptacji Alberto Cuevas (?-1967) nie pomija i nie myli wątków. Ten komiks Osete wydaje się nam dziś ładnie archaiczny, nawet kolorystyka upodabniająca go do najwcześniejszych Supermanów ma swój urok. Widać rzecz jasna techniczne różnice z realizacją Redondo, ze zdecydowanym wskazaniem na Filipińczyka. Najlepiej wychodzą Osete sceny uczt, gdy z lubością maluje sylwetki opasłych i znudzonych rzymskich patrycjuszy. Niektórzy występują w modnych blond perukach! Uczty u Osete to orgia cytrynowych barw. Nawet pożar Rzymu ma kolor nadmorskiego piasku. W finale zamiast samobójstwa Nerona mamy kadr z cesarzem zasieczonym przez zbuntowaną gwardię. Oczywiście w pancerzach koloru słonecznika. 

			„Quo vadis” przerabiany na operę, serial telewizyjny, sześciokrotnie ekranizowany musiał mieć również kilkanaście, jeśli nie kilkadziesiąt wersji komiksowych. Wystarczy jeszcze wspomnieć kilka. W 1997 r. w węgierskim magazynie „Füles” wydrukowano wersję Mihaly Vassa (ur. 1963), lepiej znanego z „Draculi”, wykonanego w stylu modernistycznych obrazów Klimta. 

			W 2010 r. Carlos Alberto Fernandez Urbano, używający pseudonimu Cafu przygotowywał dla francuskiej oficyny Glenat komiks według adaptacji Patrica Buendii, który po paru miesiącach wydano w języku niemiecki. Ten „Quo vadis” to znak naszych czasów. Okładka w stylu mangi z liliową draperią, a rysunki wewnątrz, bryły formujące postaci przypominają raczej gry komputerowe niż klasyczny rysunek. Nawet kolorystyka w burych sosach kieruje nasze wyobrażenia w stronę pecetowych strzelanek. 

			 

			Buď zdrãv, Caesare!

			Bliższa malarstwu niż grafice jest czeska wersja bestsellera Sienkiewicza wydana w 1991 r. Akwarele Lubomira Hlavsy (uczeń Karela Saudka) są dekoracyjne, w pastelowych barwach. Trudno dociekać jakie były wskazówki scenarzysty – Petra Vaňka – ale Poppea i Ligia są jak rodzone siostry, ukochana Marka Winicjusza ma cechy rodowitej mieszkanki południa Europy. Komiczny szczegół – w domu Pomponii na ścianie wisi krzyż. Bardzo oficjalnie, choć za Nerona chrześcijanie dyskretnie kreślili znak ryby.

			Czeski „Quo vadis” nie wzbudzał entuzjazmu polskich recenzentów. W jednym z numerów „AQQ” (od końca lat 90. do początków naszego wieku najważniejszy magazyn komiksowy nad Wisłą) z jesieni 2001 r. przyznawano, że niektóre postaci są dość udane, dialogów jest za mało, zaś akcja toczy się głównie we wnętrzach.

			 

			Ai-no otte-wonogarete

			Teraz kompletna ciekawostka. Historię Ligii, Marka, Petroniusza, Nerona odnajdujemy w bardzo egzotycznych dla nas krajach i językach. Koichi Kuyama w artykule „Quo vadis w Japonii” podaje, że powieść Sienkiewicza stała się kanwą dla trzytomowego komiksu Marito Ai „Kuovadisu”. Wydany w 1982 r. przez Joshi Pauro-kai (zakon św. Pawła) składa się z zeszytów: „Ai-no otte-wonogarete” („W ucieczce przed prześladowcami miłości”), „Moesakaruhonoo-no nakao” („W rozdmuchanych płomieniach”) i „Ai-to megumi-no shori-he” („Ku zwycięstwu miłości i łaski”).

			Autor tej ciekawej informacji relacjonuje dalej, że jego zdaniem tytuł zaproponowany przez polskiego pisarza stał się tak nośny, że jest inspiracją dla twórców gier komputerowych, animacji i komiksów dla dorosłych. Tu jako przykład podaje wydawnictwo Naizou Kudary „Quo vadis. Kakusei”. Odnajdując zeszyt w sieci trudno zgodzić się z Kuyamą. „Kakusei” („Przebudzenie”) to komiks erotyczny z autorem „Trylogii” – poza użyciem łacińskiej frazy – nie mający wiele wspólnego.

			 

			Los caballeros

			Holendrzy bardzo polubili Sienkiewicza. Po drugiej edycji komiksowego „Ogniem i mieczem” wypuścili na rynek „De Teutoonse ruiters” czyli „Krzyżaków”. To przedruk hiszpańskojęzycznego zeszytu wydanego w 1979 r. przez Editoral Bruguera, oficynę posiadającą oddziały w Barcelonie, Caracas, Bogocie, Mexico City i Buenos Aires. „Los caballeros teutones” to 63 tomik w serii “Joyas Literarias Juveniles”. Adaptacji książki Sienkiewicza dokonał Andreu Martin Farrero (ur. 1949), zaś autorem rysunków jest Juan Jose Ubeda Fuentes (1925-1992), który w latach 1965-1975 stworzył sześć zeszytów dla barcelońskiego wydawnictwa. „Los caballeros teutones” jest najbardziej udaną jego realizacją.

			Piękna i barwna historia – oto czym jest komiks Fuentesa. W kolorystycznej szarży wyeliminował czarno-biały strój krzyżacki na rzecz szafirowych, karmazynowych, turkusowych koszul z (najczęściej) żółtym krzyżem. Przyzwyczajonym do filmowej wersji Aleksandra Forda Polakom trudno będzie zaakceptować Maćka z Bogdańca, wielkiego jak góra, paradującego w zielono-cytrynowej plerezie. 

			Pierwowzór literacki został potraktowany dość swobodnie. Jest wprawdzie pierwsza scena w karczmie i śluby składane przez Zbyszka przed Danusią, jest atak na krzyżackiego posła, scena przed katowskim pieńkiem, gdy pada słynne „Mój ci on”, ale już dalej nie jest całkiem po sienkiewiczowsku. Maćko zostaje raniony strzałą, zaś Zbyszko odchodzi kroków parę i mieczem siecze niedźwiedzia. O Jagnie, ani słowa. Potem scenarzyście jakby się znudziło. Kondensuje opowieść do granic możliwości. Danusia zostaje porwana. Kadru jednak nie ma o podróży Juranda do Szczytna, jego upokorzeniu i szalonej walce. Są krótkie poszukiwania i atak na zamek. Uwolniona Danusia pada w ramiona Zbyszka. Zamiast grunwaldzkiej viktorii mamy Maćka wznoszącego – niczym Obelix – toast zdobycznym, germańskim winem. 

			 

			Nem erheti bantalom!

			Wierni literackiemu pierwowzorowi są natomiast „Krzyżacy” po węgiersku czyli „Kereszteslovagok” (1990) według translacji Ferenca Kissa stworzeni przez Atillę Fazekasa (ur. 1948), jednego z najlepszych rysowników znad Dunaju (również autora komiksu według „Faraona” Prusa). Kreska Fazekasa (czarno-biała) znacznie przewyższa realizację Fuentesa. Węgier nie silił się na tworzenie własnych postaci, lecz skorzystał w wielu kreacjach z modelu fordowskiego. Zbyszko ma więc twarz Kalenika, de Löwe – Henryka Borowskiego.

			Fazekas prowadzi akcję linearnie, nie opuszcza żadnego z istotnych epizodów. Nie jest rysownikiem ciasno zamkniętym w obrębie kadru, łamie jego ramy, wpisuje, lubi i potrafi narysować kilkoma kreskami zbliżenie twarzy. To co najlepiej wychodzi Fazekasowi to dynamiczne sceny batalistyczne. Najlepszą ich realizacją są sceny grunwaldzkiej bitwy. Strona dzielona na trzy podłużne kadry symuluje doskonale szarżę krzyżackiej jazdy. 

			Trudno powiedzieć jak wyglądaliby węgierscy „Krzyżacy” w wersji kolorowej. Być może ta oszczędność i hermetyczność języka Madziarów nie utorowały sienkiewiczowskiej adaptacji drogi na zachodnie rynki. Sam Fazekas jest tam jednak ceniony jako ilustrator cyklu „Star Wars”.

			 

			Hommes, femmes,

			enfants!...Les pretres aussi!

			Tak brzmi okrzyk wydany przez jeźdźca w hełmie ze złotymi skrzydłami, owiniętego białym płaszczem z czarnym krzyżem, który galopuje na czele jazdy tratującej palisadę, przerażone dzieci, płaczące kobiety. To kadr z „Le premier cercle de l’enfer”, francuskiego komiksu wydanego w 2004 r. przez Les Editions Hors Collection. Rysunki – Bernard Capo, scenariusz (na motywach „Krzyżaków”) – Rodolphe.

			Ładny – kolorowy, wymuskany, na kredowym papierze – zeszyt to drugi tom. Trzy lata wcześniej powstał „Dans l’ombre des forêts noires” przełożony rok później na język polski pod tytułem „W cieniu czarnych kniei”. Kontynuacja zapowiadana jako „Pierwszy krąg piekieł” nigdy nie ukazała się na naszym rynku.

			Scenarzysta zastosował dość nietypowy – jak na komiksy czerpiące z prozy Sienkiewicza – zabieg narracyjny, uczynił opowiadaczem sługę Maćka i Zbyszka z Bogdańca – Antoniego. Ten niedoszły mnich jest tchórzliwy, zabobonny, ale ma jedną zaletę – potrafi pisać i opowiadać. Dzięki temu zabiegowi (narracji z offu) udało się skondensować akcję i będąc zasadniczo wiernym Sienkiewiczowi nie zgubić niektórych wątków. Oczywiście, zgodnie ze współczesnymi regułami gatunku, musiały pojawić się pewne elementy cudowności i grozy (sceny przejazdu przez las) i odstępstwa od literackiego pierwowzoru, gdy autorzy rezygnują chociażby ze słynnej kwestii Danusi „Mój ci on”. Porównanie z „Krzyżakami” hiszpańskimi wypada na korzyść Rodolphe’a i Capo, graficznie jest jednak gorzej niż u Fazekasa. Razić może język – to dość przedziwna zbitka archaicznej stylizacji z frazeologizmami spotykanymi we współczesnej polszczyźnie. Największy minus francuskiej adaptacji.

			 

			Pousti a pralezem

			Oficyna Bruguera w serii literatury światowej dla młodzieży przygotowała oczywiście „W pustyni i w puszczy”. Dzięki zeszytowi numer 22 czyli „A traves del desierto” (1975) Sienkiewicz stał się jednym z najczęściej przerabianych na komiks klasyków na obszarze Półwyspu Iberyjskiego i jego byłych kolonii. Przegrywał tylko z Juliuszem Vernem i Aleksandrem Dumasem. Autorem rysunków do przygód Stasia i Nel został Jose Grau (1914-1998) znany bardziej jako twórca cyklu o kobietach wojowniczkach.

			Stylistyka i barwy są bardzo zbliżone do „Los caballeros...” co odpowiada modelowi przyjętemu przez wydawnictwo w „Joyas Literarias Juveniles”. Grau wprowadził kilka innowacji – opowieść o Fatmie rozgrywa się jako retrospekcja, jest zatem pozbawiona barw. Zmienia również tony w scenie burzy piaskowej czy nocnej. Fabuła jest powiązana z pierwowzorem literackim, nie mamy tu przekłamań na miarę późniejszych „kawalerów” (to pewnie zasługa autora adaptacji Armona Lazaro). Wyeliminowane zostało natomiast dość istotne pęknięcie psychologiczne w postaci Stasia Tarkowskiego. Zabijając lwa pozwala odjechać porywaczom, nie strzela do nich. To złagodzenie wymowy związane było – jak sądzę – z docelowym adresatem komisowej serii.

			Scena z lwem lub też raczej humanitarne jej rozwiązanie pozwalające Gebhrowi odjechać, zaś Stasiowi pozostać nieskalanym bohaterem zostaje powtórzona w czeskim zeszycie „Pousti a pralesem” (1990) – tekst Maria Rihova-Pavlikova, rysunki Olga Tesarowa. Zatrzymajmy się na chwilę przy kresce, kresce jak na komiks dziecięcy nietypowej. Obrysy przedmiotów i postaci wykonane czarnym tuszem, pozornie niedbale, wypełnione zostają plamami farb wodnych w zgaszonej tonacji. Wszystko sprawia wrażenie kreślonych od niechcenia, może trochę jak akwarelki Mai Berezowskiej. 

			Zeszyt nosi złudny tytuł, bo pustyni jest tu niewiele, zaledwie dwie karty – od porwania do spotkania z Mahdim i w finale książki. Rozbudowana jest natomiast sekwencja w puszczy. Uwolnienie Kinga, pobyt w wiosce Kalego, wreszcie powrót i trochę piekielne, krwiste sceny, gdy bohaterowie umierają prawie z pragnienia. Komiks dwóch Czeszek to raczej eksperyment artystyczny niż solidne, zawieszone w amerykańskich wzorcach rzemiosło, które poznaliśmy w hiszpańskich realizacjach.

			Dla porządku wspomnę jeszcze o kilku adaptacjach największego sienkiewiczowskiego hitu. O wydaniach „Quo vadis” z 1985 r. we francuskim magazynie „King”; włoskiej, utopionej w zielonościach i czerwieniach adaptacji Rodolfo Tortiego w gazecie „Gornalino”, czy kładącej nacisk na postaci chrześcijan i łagodzącej elementy okrucieństwa we francuskim czasopiśmie katolickim dla dziewcząt „Bernadette” (1951).

			Doliczyłem się pięćdziesięciu siedmiu adaptacji. W naszej komiksowej kulturze post- postów, możemy powiedzieć o Sienkiewiczu: ten Bob Kane!, ten Stan Lee pierwszej klasy!
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			„Quo vadis”, Kolporpress, Kielce 2001.
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			„Ogniem i mieczem” (Grecja)
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			„Ogniem i mieczem” (Holandia)
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			Najinteligentniejszą parodią sienkiewiczowską stały się przygody Kudłaczka i Bąbelka (“W pustyni i w paszczy”) rozrysowane przez Tadeusza Baranowskiego.
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			„Krzyżacy” (Węgry)
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			Okładka pirackiego wydania polskiego komiksu „Quo vadis” (słowacka oficyna Magnat)
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			„Quo vadis” (Włochy)
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			„Quo vadis” (Hiszpania)

			 

		

		
			[image: 12_19_W%20pustyni%20i%20w%20puszczy_hiszpanski.psd]
		

		
			„W pustyni i w puszczy” (Hiszpania)

			 

		

	
		
			 

			Ten „przebrzydły” pisarz (Ekranizacje sienkiewiczowskie), Piotr Kletowski

			 

		

		
			Śmiechem napawa mnie opinia, którą wygłosił onegdaj Witold Gombrowicz o Henryku Sienkiewiczu, a która małpującym echem odbija się w opinii wielu „autorytetów”, o jakości dzieła twórcy „Ogniem i mieczem”, że to „pierwszorzędna literatura drugorzędna”.

			 

		

		
			I jeszcze ten passus z „Dzienników”, w którym autor „Ferdydurke”, to zachwyca się, to znów plwa na sienkiewiczowską frazę, świat „Trylogii” – według Gombrowicza – z nieprawdziwych fantazmatów sarmackich sklecony. Gombrowicz – bez mała wielki pisarz, filozof, esteta, który z „Polaka”, chciał wydobyć „Człowieka” (nie biorąc pod uwagę faktu, że aby stać się „Człowiekiem”, który przekracza „Polaka”, trzeba być najsampierw „Polakiem” właśnie) – zrobił prawdziwą „ustawkę” na Sienkiewicza, którą bezwiednie powtarzają „luminarze” polskiej kultury, kojarzący prozę pisarza z Oblęgorka jako komiksowy (w najgorszym tego słowa znaczeniu) przejaw czarnosecinnej propagandy, wiodącej polski lud na barykady, zwykle przegranej sprawy.

			Dorzućmy do tego „przebrzydły kolonializm” utworu „W pustyni i w puszczy”, niepoprawnych politycznie (Niemcy się obrażą!) „Krzyżaków”, czy „Quo Vadis”, o którym dziś, w dobie przyzwolenia na islamską kolonizację Europy, nikt nie śmie głośno wspominać. A przecież to nie Gombrowicz, a właśnie Sienkiewicz dostał Literacką Nagrodą Nobla. Prawda, że wielu autorów, co Nobla dostawało, zniknęło w otchłani niepamięci, a wielu, co nie – dziś klasykami są pierwszej wody (vide Gombrowicz). Ale to jednak Sienkiewicz właśnie, i to za „Quo Vadis”, Nobla otrzymał, a i za, jak to zwykle bywa, całokształt swej pracy twórczej.

			To, co było (i moim zdaniem jest) walorem Sienkiewiczowskiej prozy, ale i wzbudza kontrowersje (które wielu każą klepać w kółko Gombrowiczowski frazes), jest niebezpieczna łatwość prozy Sienkiewicza. Ta łatwość, to styl pisarski twórcy „Trylogii”, który powoduje, że książki Sienkiewicza łyka się jak lody w upalny dzień. Sam pamiętam, że „Potop”, który miałem przeczytać – bo to moja lektura w szkole średniej była – czytałem dzień i noc, aż do końca nie dociągnąłem. To samo z „Quo Vadis” było – które moją ulubioną książką Sienkiewicza jest (za ten hollywoodzki rozmach i filozofię, wcale nie tak łopatologiczną jak się wydaje książkę tę faworyzuję, o czym za chwilę). Poprzez właściwe słowo, rytm zdania, które idealnie budują właściwą dla treści formę, wciąga czytelnika bezbłędnie w świat przedstawiony swoich powieści. A świat ten, wypełniony pełnokrwistymi postaciami, akcją, przygodami, wydarzeniami na wielkie historyczne tło rzuconymi, z obowiązkowym wątkiem miłosnym i przekazem – tak i owszem, zwykle patriotycznym, mówiącym o poświęceniu życia dla tego, co się kocha – jest światem na podobieństwo kamertonu stworzonym, który uderzony w umysł czytelnika przenika jego nerwy i prosto do serca („ku pokrzepieniu serc”) bezbłędnie trafia.

			I nie byłoby całej mocy Sienkiewiczowskiej prozy, gdyby nie to, że słowa wypełniające karty jego powieści, tworzą tak plastyczne obrazy. Obrazy tak wypełnione najbardziej potrzebnymi detalami, mieniące się życiem i energią. Filmowe chciałoby się powiedzieć. Bo tak właśnie: ów łatwy system Sienkiewicza to system „filmowy” właśnie, który Sienkiewicz, za pomocą pióra tworzył na papierze. Proza autora „Sachema” to „filmy”, które – zwykle na podobieństwo najlepszej amerykańskiej epiki filmowej – odtwarzał na ekranie swego umysłu widz. Zresztą zarówno jak i kino hollywoodzkie (to najszlachetniejsze), ma „fundamenty” zbieżne do „fundamentów” dzieła autora „Trylogii”, bo przecież właśnie swe największe dzieło, opisujące harce polskich patriotów na Dzikich Polach, Sienkiewicz wzorował na westernowych opowieściach, które przyswoił będąc w Nowym Świecie, gdzie zresztą też kinetoskopu Edisona był doświadczył.

			Podobieństwa narzucają się same: Kozacy i Tatarzy zastępują Indian, forty Zaporoskie, forty na Dzikim Zachodzie, nawet step podobny, pojedynki rewolwerowców na pojedynki na szable podmienione i ci sami herosi, którzy swą odwagą przed najeźdźcami własną piersią bronią. Sienkiewicz komponuje swoje dzieła na podobieństwo filmu: zaczyna szerokim planem, przechodzi do mniejszych, stosuje „montaż” między scenami, a jego dialogi, to czyste Tarantinowskie kino (zwróciła na to uwagę młodzież, która oglądała skrócony o dwie godziny „Potop”, odbierany dziś przez szkolną czeredę jako… polską odmianę „Bękartów wojny”).

			Rozumieli to w polskim kinie nieliczni, ale właśnie, oni, dzięki swego rozumieniu „rozbili bank”. Choćby „Krzyżacy” – już nie tylko powieść, ale wprost nowela graficzna (specjalnie piszę „nowela graficzna”, czyli coś szlachetniejszego, w formie i treści niż stripe’sowy komiks). Dlatego też Jerzy Stefan Stawiński, scenarzysta filmu Aleksandra Forda, tworząc tekst do filmu, pociął po prostu książkę Sienkiewicza, odjął opisy, i posklejał nazad, tworząc tekst stanowiący punkt wyjścia do najbardziej kasowej epiki filmowej w dziejach polskiego kina.

			I to samo Hoffman, autor filmowej „Trylogii”, zupełnie nie miał problemu z napisaniem scenariusza i realizacją swej wersji „Pana Wołodyjowskiego”, „Potopu” i „Ogniem i mieczem”. Jak sam wyznał, widział w głowie swój sienkiewiczowski film, odkąd przeczytał dwie części „Trylogii”. A było to w kraju Ałtaj, gdzie spędził dzieciństwo, gdzie po raz pierwszy zetknął się z Sienkiewiczowskim eposem (który po dziś dzień nazywa swoją „Biblią”), ale i gdzie, niestety, działała sowiecka cenzura, która zatrzymała „Ogniem i mieczem”. Zresztą także z przyczyn cenzuralnym nie powstał film o kozackich wojnach za czasów PRL-u, choć podobno prace nad filmem szły już pełną parą (Polacy mieli pomóc Rosjanom – którym przewodniczył Siergiej Bondarczuk – kręcić kolejną wersję „Cichego Donu”, a Rosjanie nieco zmodyfikowaną wersję „Ogniem i mieczem”. Zarówno jeden projekt, jak i drugi powstał dopiero po upadku ZSRR).

			Gdyby się nad tym zastanowić, to właśnie na Sienkiewiczu uczyć się można jak się tworzy dobre kino: fachowo skonstruowane, przemawiające do emocji a i z silnym akcentem ideowym (wbrew pozorom nie tak jednoznacznym, jak się wydaje: bo czy w „Trylogii” nie pobrzmiewa raczej gorzkie mementum dla bohaterskiego świata, które odchodzi wraz z Wołodyjowskim i Ketlingiem w wysadzonej przez nich twierdzy Kamienieckiej; a „Quo Vadis”, czy jego głównym bohaterem nie jest przypadkiem Petroniusz, z którym odchodzi wspaniały świat Antyku, świat wartości humanistycznych, opartych na logice, dla której niepojęte są „aberracje” chrześcijaństwa, które każe za zło odpłacać dobrem – bo jeśli za złem dobrem odpłacać będziemy, to czym zapłacimy za dobro?, pyta bohater). 

			Zapomniany, zarzucony w kąt Sienkiewicz, trzebiony programowo od 1989 roku (przypisywano mu, rzecz jasna, nie tylko to, że „psuł” umysły patriotycznej młodzieży, która przybrawszy pseudonimy z „Trylogii”, ginęła setkami w Powstaniu Warszawskim, ale przede wszystkim to, że po 1968 r. sitwa Moczarowska, która wyrzuciła resztki żydowskiej inteligencji z Polski, zaczęła budować swój „etos”, do Sienkiewicza się odwoławszy, i nie ma co kryć, że właśnie freski Hoffmana na tej nucie były robione, ale że przez wielkiego reżysera, paradoksalnie z żydowskimi korzeniami, to efekt daleko przerósł „polityczne” oczekiwania). A dziś trzeba wrócić do Sienkiewicza, bo Sienkiewicz – jak nikt inny – jest naszym „narodowym skarbem”, uczy nas nie tylko mądrego patriotyzmu, ale właśnie tego, jak tworzyć interesującą opowieść: czy literacką, czy filmową. Rzecz uniwersalną, zrozumiałą – paradoksalnie – pod każdą szerokością geograficzną.

			Dam przykład prosty, może nie tak oczywisty. Wielki sukces cyklu fantasy Sapkowskiego o „Wiedźminie” bierze się także stąd, że korzenie wizji autora „Wieży Jaskółki” bardzo mocno odwołują się do wizji literackiej Sienkiewicza. Sapkowski doskonale zna i wykorzystuje słynną (wyśmiewaną przez Gombra) Sienkiewiczowską frazę (wystarczy porównać opisy pojedynków u obu autorów), a przy tym tworzy spójny świat, na podobieństwo tego, który na potrzeby swej opowieści o Dzikich Polach zrealizował Sienkiewicz. Nośność prozy Sapkowskiego, którym zaczytuje się cały świat, płodząc komputerowe gry o Geralcie z Rivii i przygotowując się do stworzenia kolejnej, filmowej wizji jego przygód (miejmy nadzieję, że zmazującą hańbę polskiego filmu z Michałem Żebrowskim zabijającym gumowe stwory), jest podzwonnym wielkości prozatorskiej Henryka Sienkiewicza, polskiego Stephena Kinga (i nie jest to kalumnia, wprost przeciwnie) z Noblem w kieszeni. Nauczyciela nie tylko patriotyzmu, ale przede wszystkim tego jak się tworzy dobrą, zajmującą, filmową literaturę.
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			Zdjęcia: materiały prasowe Repozytorium Cyfrowego Filmoteki Narodowej

			 

		

	
		
			 

			Ursus w Matrixie (Ryszard Koziołek „Dobrze się myśli literaturą”), Paweł Chmielewski

			 

		

		
			Dlaczego tur, a nie byk? Jedna z tajemnic „Quo vadis”. Po lekturze „Dobrze się myśli literaturą” Ryszarda Koziołka podzielam fascynację autora pozytywizmem, choć może nie w sposób tak ekstremalny. Literaturoznawca czyta Stanisławę Przybyszewską, Sławomira Mrożka, Filipa Springera, Ignacego Karpowicza, lecz przede wszystkim czyta pozytywizm. I przede wszystkim Sienkiewicza.
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			Ryszard Koziołek

			Dobrze się myśli literaturą

			284 s. ; 22 cm

			Wołowiec : Czarne, 2016

			821.162.1(091)”19/20”

			 

		

		
			Profesor Uniwersytetu Śląskiego, laureat Nagrody Literackiej Gdyni za „Ciała Sienkiewicza. Studia o symbolice płci i przemocy” (2010), miał zadanie o tyle ułatwione, że z perspektywy historycznej, czytelne, przyswajalne – dla szerszego kręgu – ocalały właściwie tylko dokonania pozytywistów. Klasycyzm stał się językowo zbyt odległy, romantyzm, hermetyczny romantyzm, wymaga czytelnika wyrobionego, modernizm przegrywa z poprzednią epoką zawiłością leksyki, nieczytelnym dla wielu współczesnych symbolem. Ryszard Koziołek czyta przede wszystkim pozytywizm, erudycyjnie i z wdziękiem, obrazowo łącząc skojarzenia z – pozornie różnych – obszarów i tekstów kultury. Zobaczmy próbkę: Proza to pisanie dobrych zdań, jak przepis Małysza na dwa dobre skoki. Kilka dobrych zdań, akapit, pauza. Czasem wystarczy jedno długie, ale na nie mało kto dziś sobie pozwala, tyranizowany oportunizmem redaktorów i korektorów, mierzących wytrzymałość odbiorcy stu czterdziestoma znakami tweeta. 

			Dlaczego tur, a nie byk? Po ukończeniu „Trylogii” Sienkiewicz wyjechał do Hiszpanii. Wrażenia z corridy mógł wpisać w mitologiczny kontekst „Quo vadis”. Krwiożerczy tłum w amfiteatrze i byk, jak z mitu o Europie porwanej przez byka (scena zaspokajająca pożądanie sadysty i estety w jednej osobie – Nerona). Zamiast tego pojawia się tur, symbol dość czytelny dla współczesnych pisarza, a Koziołek stawia tezę, że Sienkiewicz byłby w tej interpretacji kryptoendekiem, jego szyfry […] są tak kłopotliwe do rozwikłania, ponieważ udało mu się stworzyć w nas przeświadczenie, że jego słowa nie kryją żadnej tajemnicy. 

			W esejach Koziołka – w rozdziale o Prusie perwersyjnie obmacującym rzeczywistość – odnajdujemy porównanie polskich realistów do Morfeusza z „Matrixa”, który w swej obsesji głosi, że rzeczywistość istnieje i jest osiągalna. Efektowne, bo autor nazywa to realizmem schizofrenicznym jakby w Warszawie nie było Rosjan. No tak, ale co w takim razie zrobimy z Cypherem, który poznał rzeczywistość i chce pozostać w „Matrixie”? Koziołek matrixowej metafory użył, by pokazać nierzeczywistość, udawanie prusowskiej (i nie tylko) Polski, zamierającej, nieistniejącej, której literatura nie może dać świadectwa. Myślę jednak, że ten drobny element Cyphera i wielu zresztą jemu podobnych dopełniłby obrazu układanki. Wachowscy pozwalają Koziołkowi pozytywizm uwspółcześnić.

			W tym doskonałym zbiorze esejów odnajdziemy jeszcze Kalibana – to jedna z masek Sienkiewicza – przyoblekana przez pisarza w korespondencji z żoną. Kaliban, potem skutecznie skolonizowany, poczciwy Kali. To rozdarcie autora „Bez dogmatu” między humanizmem, a europejskim przekonaniem o niesieniu misji cywilizacyjnej. Tam wciąż wybrzmiewa „piętno białego człowieka”. Dylemat niezmienny dla postkolonialnego świata, dziś jeszcze bardziej niejednoznaczny i drażliwy niż w czasach Sienkiewicza.

			 

		

	
		
			 

			Wobo, Murzyn i kolonizacja („Wokół „W pustyni i w puszczy”. W stulecie pierwodruku powieści), Agnieszka Kozłowska-Piasta

			 

		

		
			Kilkadziesiąt lat temu była jedną z podstawowych szkolnych lektur, która pobudzała wyobraźnię i ciekawość świata u dzieci i młodzieży. Przygody Stasia i Nel zachęcały do lektur przybliżających inne kraje i kontynenty.
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			Wokół „W pustyni i w puszczy”. W stulecie pierwodruku powieści,koncepcja Jerzy Axer & Tadeusz Bujnicki

			658 s. ; 25 cm

			Warszawa : Uniwersytet Warszawski. Wydział „Artes Liberales” ; Kraków : Towarzystwo Autorów i Wydawców Prac Naukowych Universitas, 2012

			821.162.1(091)-93”19”

			 

		

		
			Bogaty, niezwykle sugestywny obraz Afryki nakreślony wprawnym piórem przez Henryka Sienkiewicza stał się, dominującym w świadomości Polaków, stereotypem o mieszkańcach, kulturze, przyrodzie Czarnego Lądu. I choć często obowiązuje on nadal, powieść „W pustyni i w puszczy” musiała oddać pozycję lidera i ustąpić pola innym opowieściom o Afryce.

			Współcześnie świat poznaje się nie dzięki powieściom, ocierającym się o baśń, ale dzięki po pierwsze: dużo łatwiej dostępnym własnym podróżom, po drugie: dzięki różnym programom podróżniczym, po trzecie dzięki licznym pozycjom książkowym pisanym przez prawdziwych podróżników, ale i żądnych popularności trawelebrytów, wreszcie po czwarte dzięki niczym nieograniczonemu cyfrowemu poznawaniu świata via Internet. „W pustyni i w puszczy” młodzi ludzie praktycznie nie czytają.

			Mimo to grono naukowców – filologów, historyków, etnologów – pod wodzą Jerzego Axera i Tadeusza Bujnickiego postanowiło oddać honory wyjątkowej powieści polskiego noblisty. Kilkusetstronicowa pozycja uczciła stulecie pierwodruku „W pustyni i w puszczy”. Książka daje wieloaspektowy kontekst młodzieżowej powieści Sienkiewicza. Umiejscawia losy Stasia i Nel w szeroko pojętych zagadnieniach kolonializmu i historycznej sytuacji Afryki i Polski w tamtych czasach, analizuje styl i sposób pracy autora na podstawie m.in. pozostawionej korespondencji, referuje artystyczne inspiracje powieścią: adaptacje filmowe czy nawet obrazkowe, komiksowe, przybliża recepcję dzieła Sienkiewicza w innych krajach. 

			Czytelnicy mogą m.in. poznać historię kolonializmu i stosunku Europejczyków do rodowitej ludności afrykańskiej, przyjrzeć się elementom europocentryzmu, który tak zaważył nie tylko na ówczesnej, ale i współczesnej historii tego kontynentu, dostrzec plusy i minusy odkrywania Afryki oraz przełożenia historii opisanych na kartach powieści na los narodu polskiego. Za przykłady niewłaściwej optyki w stosunku do wszystkiego, co afrykańskie służą autorom artykułów m.in. losy Saartjie Baartman, czyli Wenus Hotentockiej, niewolnicy „analizowanej” pod względem budowy ciała, pokazywanej w brytyjskim cyrku po roku 1810 (Jerzy Koch), częściowo zmyślone w stylu Münchhausena podróże Ignacego T. Żagiella po Afryce Północnej (Bogdan Żurawski), książka flamandzkiego naturalisty Cyriela Buysse o kolonizacji Konga (Bożena Czarnecka). 

			Dominujące są jednak rozważania dotyczące współczesnego odbioru „W pustyni i w puszczy”. Oskarżenia o kolonializm, rasizm, seksizm „W pustyni i puszczy”, w dobie dominujących, choć jakby trochę narzuconych postaw tolerancyjnych, pojawiają się w wielu tekstach i wypowiedziach. Najostrzej sprawę ocenia Sudańczyk Mahmud El Tayeb, uznając „W pustyni i puszczy” za powieść kłamliwą, fałszującą ówczesną historię Sudanu, negatywnie opisującą historyczne postaci wplecione w akcję książki, a zwłaszcza Mahdiego, przywódcę powstania. Z kolei Jerzy Axer poluje na mityczne i nie do końca określone zwierzę-bestię wobo, które na kartach powieści ustrzelił Staś. Robi to jednak dużo łagodniej, tłumacząc nie tylko Sienkiewicza, ale także cały świat kryptozoologów i innych wyznawców wobo.

			Niewątpliwym atutem książki są fragmenty dyskusji towarzyszące prawie wszystkim artykułom. Pozwalają spojrzeć z innej strony na treści przekazane przez autorów, dostrzec szanse, możliwości polemiki, poznać uzupełnienia i nowe tropy. Nauczycieli i pedagogów z pewnością zaciekawią rozważania naukowców dotyczące współczesnej roli „W pustyni i w puszczy” w dydaktyce i pracy pedagogicznej oraz miejsca w kanonie szkolnych lektur. Czy – skoro interpretacja poprawna politycznie przekreśla „W pustyni i w puszczy” jako lekturę nie pasującą do współczesnych klisz mód i trendów – należy ją skazać na niepamięć? Ten tom świadczy o tym, że byłoby to niewskazane. Bogactwo analiz, interpretacji i odniesień świadczy o tym, że dzieło Sienkiewicza może nadal inspirować i rozpalać emocje. Choć przewodnikiem i poradnikiem poprawności politycznej być nie może i bliżej mu do „Murzynka Bambo” niż do Nelsona Mandeli czy Martina Luthera Kinga. To jednak nie wina Sienkiewicza, lecz znak czasów i świadomości mieszkańców Starego Kontynentu na początku XX wieku.

			 

		

	
		
			 

			POGRANICZA KULTURY

			Gdzie (nie)kończy się islam a zaczyna ekstremizm (Ayaan Hirsi Ali „Heretyczka”), Agata Orłowska

			 

		

		
			Kiedy jakiś muzułmanin, widząc że czytasz tę książkę, powie: To mnie obraża. To rani moje uczucia, twoja odpowiedź powinna brzmieć następująco: Co jest ważniejsze: twój święty tekst czy życie autorki tej książki? postuluje w „Heretyczce” była wyznawczyni islamu, Ayaan Hirsi Ali.
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			Ayaan Hirsi Ali

			Heretyczka

			285 s. ; 22 cm

			Warszawa : Świat Książki, 2016

			28

			 

		

		
			W miarę czytania tej niezwykle trudnej lektury szybko przekonujemy się, że postulaty autorki sięgają znacznie głębiej, stając się aktem mądrości i prawdziwej odwagi. 

			O książkach Hirsi Ali na Zachodzie w środowiskach lewicowych mówi się „kontrowersyjne”, nierzadko przyrównując ich autorkę do islamofobki, a nawet rasistki. W środowiskach muzułmańskich, uznaje się je za godną śmierci herezję. Z tego też powodu somalijska dziennikarka i wybitna mówczyni, działająca na rzecz praw człowieka i odwrócenia postępującej radykalizacji islamu nie porusza się bez ochrony od 10 lat.

			Na łamach „Heretyczki” Ayaan Hirsi Ali karta po karcie ukazuje, jakie skutki i zagrożenia dla współczesnego świata i indywidualnych jednostek wiążą się z upolitycznieniem religii, a także tolerowaniem i oddzielaniem od islamu – w imię poprawności politycznej – wynikających z jego świętych tekstów bezprawnych i nieludzkich zachowań również w społeczeństwach zachodnich. Jasno mówi — kto myśli, że islam jest religią pokoju, jest w błędzie. 

			Autorka nie pozostawia jednak opisywanego przez siebie problemu bez proponowanych rozwiązań. W sugestywny sposób dowodzi, że powstrzymanie rosnącej fali terroryzmu, położenie kresu wojnom o podłożu religijnym oraz represjom dotykającym kobiety i mniejszości, rokrocznie odbierającym życie tysiącom ludzi w całym świecie muzułmańskim, jest możliwe tylko po przeprowadzeniu fundamentalnych reform religijnych. Zadanie niebotyczne, ale, jak z wiarą przekonuje działaczka, osiągalne. 

			Prezentuje tym samym pięć reformatorskich tez i nawołuje do pełnej mobilizacji w ich realizacji. Tym samym chce przeważyć szalę od skłaniania się ku „świętej wojnie” i zaostrzenia prawa szariatu na rzecz zaakceptowania rzeczywistości XXI wieku i poszanowania praw jednostki. Hirsi Ali przekonuje, że istotą problemu nie są ekstremiści. Jest nim przede wszystkim traktowanie świętych tekstów – w których unaocznia nawoływanie do przemocy – jako najwyższego prawidła życia, zaczynającego się de facto dopiero po śmierci. Uświadamia, jak nieludzkie i groźne staje się bezkrytyczne i dosłowne stosowanie w prawie i na co dzień, często sprzecznych ze sobą treści, pochodzących z VII wieku.

			Hirsi Ali w bolesny sposób odkrywa specyfikę islamu, skrupulatnie wyjaśnia mechanizmy rządzące muzułmańskim światem. Opisuje własne doświadczenia jako gorliwej muzułmanki, przybliżając takie pojęcia jak totalitaryzm domowego ogniska, zabójstwo honorowe czy publiczną śmierć przez ukamienowanie. Dzieli także muzułmanów na trzy grupy: medyńskich fundamentalistów, umiarkowanych muzułmanów mekkeńskich oraz dysydentów i reformatorów, od których w znacznym stopniu zależą losy – jak twierdzi Hirsi Ali, nie tylko muzułmanów. Lektura nie jest łatwa, ale właśnie z tego powodu należy po nią sięgnąć.

			 

		

	
		
			 

			Lewą ręką się nie posługuj (Magdalena El Ghamari „Między kulturą a religią”), Paweł Chmielewski

			 

		

		
			Nie rozmawiaj ze sprzedawcą w trakcie modlitwy. Nie chwal urody cudzej żony. Nie pomagaj i nie podawaj ręki kobiecie. Nie obiecuj czegokolwiek. Nie odmawiaj prezentu ani posiłku lub napoju. Nie przeklinaj po polsku. Nie obnoś się ze swoją religią.
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			Magdalena El Ghamari

			Między kulturą a religią. Operacje wojskowe w Iraku i Afganistanie

			275 s. ; 24 cm

			Toruń : Oficyna Wydawnicza MJK, 2015

			327.56/.57:94(567+581)

			 

		

		
			Tych kilka – spośród wielu – zakazów dotyczy kontaktów z ludnością Iraku, ale spokojnie (po wprowadzeniu dodatkowych paragrafów związanych z lokalną specyfiką każdego z państw) można listę rozszerzyć na inne kraje islamskie. Wprawdzie podtytuł książki Magdaleny El Ghamari (zajmującej się m.in. tematyką terroryzmu i bezpieczeństwa międzynarodowego) „Między kulturą a religią” brzmi: „Operacje wojskowe w Iraku i Afganistanie”, ale zasadniczy trzon publikacji traktuje o tym – co nazwałbym – szokiem kulturowym na styku dwóch, dość odmiennych cywilizacji. Jest to oczywiście opracowanie (oparte na bardzo bogatym materiale analitycznym) warunków przygotowania i przeprowadzenia misji wojskowych oraz sposobów szkolenia ich uczestników. Opracowanie, które w części traktującej o kontaktach z miejscowymi (czyli, pamiętajmy o tym, gospodarzami odwiedzanych państw) powinno być lekturą – obowiązkową – dla turystów indywidualnych, biznesmenów podpisujących kontrakty na Bliskim Wschodzie, korespondentów i maniaków podróży z aparatem fotograficznym.

			Nie dziś i nie tutaj jest miejsce na tłumaczenie „oczywistych oczywistości”, że nie każdy wyznawca islamu to terrorysta, nie każdy Arab to wyznawca islamu, lecz raczej okazją na wczytanie się w drugą warstwę książki Magdaleny El Ghamari, traktującą o niewoli stereotypu. Zatrzymajmy się na chwilę. Jakby na poboczu ruchliwej autostrady. Czy prawdziwym jest stereotypowy Polak z „Polish jokes” Donalda Trumpa albo cwaniakowaty złodziejaszek samochodów z niemieckich kabaretów, czy raczej dobrze opłacany emigrant z Jasła w Dolinie Krzemowej lub operator filmowy – po łódzkiej szkole – pracujący w Hollywood? Anglikiem jest zarówno zataczający się na środku krakowskiego rynku, przebrany za zajączka (albo tłustawą Lili Marleen) kibic Manchesteru jak i spętany konwenansem, dystyngowany kamerdyner z powieści Ishiguro. Gdzie leży coś, poza stereotypem? Od mniej więcej stulecia, czyli pierwszych badań antropologicznych Bronisława Malinowskiego, nie dzielimy obyczajów i kultur na „lepsze” i „gorsze”. Dywersyfikacja świadczy – niestety – o intelektualnym zapóźnieniu. Świat staje się multikulturowy. Jeśli go nie lubimy, to – pomimo sądów niektórych – wcale nie jest „tym gorzej dla świata”.

			Żeby zrozumieć, zaakceptować odmienności, musimy zdefiniować pojęcia. W jednej z ankiet przeprowadzonych na potrzeby powstania książki, padło pytanie o pojęcie kultury w społeczeństwach muzułmańskich. To, co instynktownie zaliczamy do kanonu – muzykę, literaturę, plastykę, ze sferą kultury utożsamia zaledwie, co setny respondent. Ponad połowa odpowiedzi stawia znak równości między nią a religią, zwyczajami, językiem arabskim i nakazami Koranu (również hadisy i sunny). Czy to jest wzorzec dla samospełniającej się przepowiedni z 1993 r. Samuela Huntingtona o „zderzeniu cywilizacji”?

			Jest coś, co nieuniknione. Jeśli nawet nie będziemy się „zderzać”, to na pewno będziemy się „stykać”. Marsze w czerni, z flagami, nie są raczej dobrym remedium na kulturowe różnice. Lepszy jest głęboki oddech podczas seansu Kiarostamiego, poznanie antropologicznych korzeni naszych przodków [z braku lepszego argumentu ;)], lektura Rushdiego i Mahfuza lub przygotowanie malutkiego przewodnika, najlepiej w języku arabskim, o kulturowych zwyczajach mieszkańców Starego Kontynentu.

			Zakończę cytatem z omawianej książki: Ważnym jest, by potrafić postawić się w sytuacji innego człowieka i zrozumieć jego sposób myślenia oraz sytuację życiową. Bez tego, obojętnie na jakim gruncie będzie to walka, zostanie ona przegrana przez obydwie strony.

			 

		

	
		
			 

			MUZYKA

			Viola według Leonarda (Świętokrzyskie Dni Muzyki), Tomasz Sochacki

			 

		

		
			Świętokrzyskie Dni Muzyki organizowane przez Filharmonię Świętokrzyską to, obok Festiwalu im. Krystyny Jamroz w Busku-Zdroju i Anima Mundi, największe przedsięwzięcie kulturalne z dziedziny muzyki klasycznej w regionie. Tegoroczna edycja była już dwudziestą czwartą.

			 

		

		
			Dużą ciekawostką był koncert wirtuoza Sławomira Zubrzyckiego. Wykonał on m.in. kompozycje Jeana de Sainte-Colombe i Marina Maraisa, autorów francuskiego baroku, szerszej publiczności znanych jako bohaterowie filmowi „Wszystkich poranków świata”. Zubrzycki zagrał na instrumencie zwanym viola organista, którego szkice i schemat budowy znalazł się w notatkach z kodeksu Leonarda da Vinci, lecz nigdy nie został zbudowany za życia genialnego artysty. 

			Na inaugurację wystąpili jazzmani z zespołu Andrzej Jagodziński Trio w składzie: Andrzej Jagodziński (fortepian), Adam Cegielski (kontrabas), Czesław Bartkowski (perkusja) – laureaci Nagrody „Fryderyk” w 1994 r. za płytę „Chopin” – z towarzyszeniem orkiestry Filharmonii Świętokrzyskiej pod batutą Bogdana Jarmołowicza. Artyści wykonali znaną suitę Wojciecha Kilara z filmu „Pan Tadeusz” oraz – po raz pierwszy w Kielcach – „Melancholijny walc” Edwarda Pałłasza i „Koncert fortepianowy g-mol” Andrzeja Jagodzińskiego. Jeden z wieczorów koncertowych poświęcony był polskim kompozytorom kształcącym się w Paryżu pod kierunkiem Nadii Boulanger i Alberta Roussela. Premierami (kieleckimi) „Nokturnu” Piotra Perkowskiego, „Koncertu fortepianowego” Michała Spisaka i „II Symfonii a-mol” Aleksandra Tansmana dyrygował Jacek Rogala, a zagrała orkiestra FŚ z solistą Piotrem Sałajczykiem na fortepianie. 

			W programie festiwalu znalazł się również m.in. koncert, jedynego w Polsce, zespołu wokalnego specjalizującego się w muzyce współczesnej. Sekstet proMODERN w składzie: Katarzyna Bienias (sopran), Ewa Puchalska (mezzosopran), Ewelina Rzezińska (mezzosopran), Krzysztof Chalimoniuk (baryton), Piotr Pieron (bas), Andrzej Marusiak (tenor) zaprezentował dwa autorskie projekty – „proMODERN Shakespired”, inspirowany dziełami dramaturga ze Stratfordu i „Where are You. Pieces from Warsaw”.
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			Sekstet proMODERN. Fot. Wojciech Habdas
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			Świętokrzyskie Dni Muzyki – Andrzej Jagodziński Trio. Fot. Wojciech Habdas

			 

		

	
		
			 

			Rusałka, bielinek, modraszek startują (Atlas Motyli – „ciężka drewniana muzyka” w „Kotłowni”), Emmanuella Robak

			 

		

		
			Atlas Motyli to nowy projekt na naszej lokalnej scenie, w który zaangażowani są: Alicja Białek-Rozborska – śpiew, Weronika Pardela – śpiew, Paweł Janaszek – bas, Michał Mazur – gitara, Radosław Nowakowski – bębny oraz Rafał Gęborek – trąbka.

			 

		

		
			31 marca 2016 r. odbyła się otwarta próba generalna zespołu w klubie „Kotłownia” (Baza Zbożowa) oraz nagranie utworów, być może na płytę koncertową. Podczas godzinnego występu zespół zaprezentował autorski materiał. Muzycy określają gatunek jako: heavy woods – ciężka drewniana muzyka. Mnie osobiście na koncert zespołu przyciągnęła właśnie nietypowa nazwa gatunkowa. Czego można spodziewać się po zespole? Łączenie różnych elementów stanowi tutaj podstawę. Etniczo-folkowe motywy mieszają się z hipnotycznym wokalem Alicji Rozborskiej, który wprowadza słuchaczy w trans; „solówki” Radosława Nowakowskiego pokazują, że wcale nie trzeba mieć przed sobą rozstawionej perkusji, by wprawić słuchających w zachwyt sprawnością, precyzją i niesamowitą energią w graniu na bębnach, a do tego wisienka na torcie – czyli wstawki Rafała Gęborka, które doskonale wpasowują się w klimat.

			Skład zespołu jest o tyle ciekawy, że dokonano połączenia żywiołów – muzycy są w różnym wieku i to też stanowi o jakości wykonywanych utworów. Młodość łączy się tutaj z doświadczeniem, a żywiołowość pokazana jest w różnych odsłonach. Doskonale sprawdza się np. łączenie wokali Alicji Białek-Rozborskiej z wokalizami Weroniki Pardeli, co stanowi bardzo przyjemną dla ucha propozycję. 

			Jeśli ktoś nie miał okazji usłyszeć Atlas Motyli na żywo, polecam zrobić to w najbliższym czasie. Zespół zapowiedział koncert na otwartej przestrzeni, co moim zdaniem jeszcze spotęguje wrażenie.
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			Atlas Motyli – (koncert w klubie Kotłownia). Fot. Marcin Michalski

			 

		

	
		
			 

			Po drugiej stronie drzwi (Studium Instrumentów Etnicznych „3.5.7.”), Emmanuella Robak

			 

		

		
			Studium Instrumentów Etnicznych to zespół, który stałym czytelnikom „Projektora” nie jest obcy. Na łamach magazynu pojawiła się już recenzja debiutanckiej płyty S.I.E. „Tu nie ma miejsca na strach” (nr 2/2014), która otworzyła pewne drzwi. Za tymi drzwiami kryły się różne emocje, niespodzianki i nieprzewidywalne zwroty akcji.
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			Studium Instrumentów Etnicznych, 3.5.7., United Records, 2016

			 

		

		
			Pierwsza płyta ustawiła poprzeczkę bardzo wysoko – zespół stał się rozpoznawalny z uwagi na zupełnie nową propozycję łącznia pomysłów i dźwięków.

			Dla przypomnienia czytelnikom, S.I.E. to ośmioosobowa grupa muzyków, która swoją twórczość określa mianem psycho-folk. W ich muzyce można spodziewać się łączenia tradycyjnych, folkowych brzmień z psychodelicznymi propozycjami. Ten pomysł sprawdził się przy debiutanckiej płycie, czy sukces został powtórzony? Zdecydowanie tak.

			Od wydania „Tu nie ma miejsca na strach” minęły dwa lata, które przyniosły wiele zmian. Rok 2015 upłynął S.I.E. na pracy związanej z nowym materiałem. Muzycy „dopieszczali” nagrania, by te ujrzały światło dzienne. Efektem tej ciężkiej pracy jest płyta pod tajemniczym tytułem „3.5.7.”, zawierająca dziewięć utworów. W wersji CD wydawnictwo ukazało się na przełomie kwietnia i maja. 

			W nowy świat S.I.E. wprowadza nas utwór „Moja mina”. I już na samym początku, znając wcześniejsze dokonania zespołu, zaskakuje nas zmiana. Poprzednia płyta była bardziej psychodeliczna, ta nowa jest bardziej refleksyjna, mniej niepokojąca, ale tak samo wielowarstwowa jak debiut. I ponownie – nagromadzenie dźwięków i pomysłów nie jest chaotyczne, a dokładnie przemyślane, uporządkowane. Trzeba naprawdę wielkich umiejętności, by móc w jednym utworze zawrzeć tak wiele dźwięków i jednocześnie sprawić, by wszystko było przejrzyste. Ale S.I.E. dokładnie wie, jak album powinien brzmieć i precyzja ta nie powinna zaskakiwać.

			Płyta nie jest schematyczna, trudno przewidzieć, co przyniesie nowy utwór. Zmiany rytmu, mieszanie stylów, chwile ciszy (jak np., w tytułowym utworze), nagromadzenie wokali, chórki, szepty, to tylko niektóre cechy, które charakteryzują „3.5.7.”. Mnie osobiście do gustu przypadł utwór „Milica” – współbrzmienie wokalu męskiego i żeńskiego, sprawia tutaj niesamowite wrażenie. Dzięki temu utwór zostaje na długo w pamięci i ciężko się go „pozbyć”. Przebojowy okazuje się utwór „oberek” – kompozycja bardzo melodyjna, dzięki czemu również zapada w pamięć. Największą niespodzianką jest tytułowy „3.5.7”, jakby wizytówka zespołu i pokazuje czym jest psycho-folk w wydaniu S.I.E. Przemieszanie wokali, szeptów, pojedynczych dźwięków, jakby w rytm zegara, który nagle zatrzymuje się i zaczyna pracować od nowa – świetny pomysł i doskonałe wykonanie. 

			Na koniec płyty ośmiominutowy utwór „wiadomość”. Na początku słychać jakby urywki różnych informacji, które tworzą wspólne tło pewnej historii. Historia ta pobudza wyobraźnię słuchacza, który wraz z dźwiękami daje się ponieść fantazji. 

			Płyta została zrealizowana w United Records, za mastering odpowiada studio AsOne. Muzycy pragną również wydać ten materiał na winylu, po uprzednim masteringu, w kultowym Abbey Road Studios. Myślę, że pomysł ten jest strzałem w dziesiątkę, bo winylowe wydanie jeszcze podkreśliłoby kunszt tego materiału.

			 

		

	
		
			 

			Kwintet z charakterem (Maciek Wojcieszuk Quintet „MSQ”), Łukasz Rakalski

			 

		

		
			Wśród polskich muzyków jazzowych młodego pokolenia, którzy koncertują i triumfują na konkursach w całej Europie, zaczynają krystalizować się także niezwykli liderzy. „MWQ” to album powstały na fali najnowszych osiągnięć utytułowanego już perkusisty, lidera zespołu Maciek Wojcieszuk Quintet.
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			Maciek Wojcieszuk Quintet, MWQ, SJ Records, 2016

			 

		

		
			Ostatni rok był niezwykle pomyślny dla powstałej trzy lata wcześniej grupy. Oprócz pierwszej nagrody na 39-tej edycji hiszpańskiego „Getxo International Jazz Festival” w 2015 roku, zespół zdobył także trzecią nagrodę w konkursie „B-Jazz International Contest 2016” w Belgii. W składzie zespołu występują również: Paulina Atmańska (fortepian), Paweł Palcowski (trąbka), Kuba Łępa (saksofon altowy) oraz Adam Tadel (kontrabas).

			Jednym z pierwszych elementów, który zwrócił moją uwagę, jest bardzo starannie wykreowane brzmienie instrumentów dętych. Pieczołowicie wyszlifowane współbrzmienia trąbki i saksofonu mają bardzo miękki, aczkolwiek chłodny kolor. Nawet po przesłuchaniu wszystkich utworów pozostało we mnie poczucie, że ich brzmienie w decydującym stopniu nadaje oryginalny charakter kwintetowi i kreuje aurę całego albumu. Z pewnością pozostaje to w związku z kształtem kompozycji, które niejednokrotnie są dość stonowane i oscylują wokół jednego akordu. Nie brakuje w nich bardzo nośnych melodii, które szybko wpadają w ucho i pozostają w głowie na długo po przesłuchaniu płyty. Właściwie jedyne co mógłbym zarzucić, to sporadyczne przekraczanie cienkiej granicy chłodnej, wysublimowanej stylistyki, w wyniku czego niektóre fragmenty melodii są zinterpretowane dość beznamiętnie.

			Pomimo wyróżniającego się „europejskiego” koloru, kojarzącego się momentami z wykonawcami takimi jak np. Julien Lourau, czy Audun Kleive, muzyka nie jest pozbawiona iskrzących współbrzmień, wynikających jednak bardziej z temperamentu oraz ekspresyjnego stylu gry sekcji rytmicznej, niż samych kompozycji. Bardzo przypadł mi do gustu otwierający płytę „Arper”, który idealnie wprowadza w klimat dźwięków kwintetu. Jest to niezbyt często obserwowany rodzaj narracji, który daje poczucie, iż cały album jest zaaranżowany, jako jedna ciągła kompozycja.

			Charakterystyczne dla „MWQ” jest również dość mocno skompresowane brzmienie perkusji, co dobrze koresponduje ze stylem gry Maćka. Wnosi to wyczuwalny pierwiastek rockowy i jednocześnie odróżnia zespół od tradycyjnej formuły jazzowego kwintetu. O ile można to zinterpretować jako zaletę lub wadę w zależności od preferencji słuchacza, to nie można zaprzeczyć, że wraz z finezyjnie zaaranżowanymi dęciakami są to elementy w największym stopniu świadczące o unikalnym brzmieniu kwintetu. 

			Debiut fonograficzny w moim przekonaniu wypadł niezwykle efektownie i odsłania spory potencjał zespołu, którego poczynania w przyszłości na pewno będę obserwował. Zdecydowanie polecam!

		

	
		
			 

			Tylko Bruce na saksofonie nie gra (Bloodiest „In Bloom”); Duch Allena wciąż obecny (King Gizzard & The Lizard Wizard „Nonagon Infinity”), Mirosław Krzysztofek

			 

		

		
			Czas na ciężką i mroczną płytę Bloodiest. To kolejna metalowa „supergrupa” stworzona z muzyków zespołów Sterling, Russian Circles i Yakuza.
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			Bloodiest, In Bloom, Relapse Records, 2016

			 

		

		
			Nazywanie muzyki zawartej na najnowszym albumie „metalem” jest trochę chybione. Dźwięki, które docierają do nas po włączeniu albumu, przywodzą na myśl dział Swans, czy Neurosis.

			Śpiew Bruce’a Lamonta brzmi podobnie, jak w Yakuzie, ale dochodzi do tego rodzaj ekspresji, jaki znamy z The Birthday Party (Nick Cave), czy The Jesus Lizard (David Yow). Mocno eksperymentalna, grana „na dolnych rejestrach” muzyka poraża swoją głębią, wyzbytą ze zbędnego patosu. Jest to post-metalowy eksperyment, który zawdzięcza dużo producentowi płyty, członkowi grupy Minsk Stanfordowi Parkerowi.

			W tej kapeli Bruce Lamont i Stanford Parker się spotkali, nagrywając, między innymi, parę utworów kultowej kapeli Hawkwind. Jedyne zastrzeżenie z mojej strony do najnowszej produkcji Bloodiest jest takie, że Bruce, oprócz śpiewania mógłby pograć trochę na saksofonie, jak to czyni, z powodzeniem, w macierzystej formacji Yakuza. Nie wiem też, czy jest teraz dobry klimat na tak mroczne dźwięki. Czasy nie są za wesołe, a tu jeszcze taka gigantyczna dawka dołujących gitar, potężnej perkusji, dusznego, paranoicznego klimatu i zakręconych aranżacji.

			I jak to jest zagrane! Polecam tę płytę gorąco. Jeśli nie lubicie ćwierkających ptaszków, kobiet z broszkami, serialowych „Ukrytych prawd”, płatków śniadaniowych i rocznicowych masówek, to jest płyta dla Was. A jeśli takiej muzyki nie słuchacie, to może jest już czas na dobrą zmianę?

			 

		

		
			Pierwsza australijska grupa, której nową płytę mam przyjemność recenzować w „Projektorze”. Jedna z tych grup, która wymyka się klasyfikacjom i szufladkowaniu. Czyni tak od pięciu lat.
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			King Gizzard & The Lizard Wizard, Nonagon Infinity, ATO Records, 2016

			 

		

		
			W ciągu tego czasu wydała między innymi płyty: akustyczną „Paper Mâché Dream Balloon”, jazz rockową „Quarters” i neo-psychodeliczną „I’m in Your Mind Fuzz”. Najnowsza produkcja Australijczyków jest najbardziej jednorodną propozycją. Nawiązuje do „albumów koncepcyjnych” grup znanych z lat siedemdziesiątych, ale również do współczesnych „dziwnych” kapel w rodzaju The Flaming Lips czy Thee of Sees.

			Jeśli ktoś lubi wspomniane formacje ze względu na ich niestandardowość, to powinien natychmiast włączyć “Nonagon Infinity”. Sami muzycy mówią, że jest to pierwsza na świecie płyta nagrana na zasadzie nieskończonej pętli (infinite loop).

			Dla mnie w tej muzyce bardzo ważna jest jedna rzecz, nieoczywista dla innych recenzentów, co zauważyłem, błądząc po Internecie. King Gizzard & The Lizard Wizard są kontynuatorami spuścizny artystycznej innego Australijczyka, Daevida Allena, lidera Gong. Wiele ten fakt tłumaczy. Bo Gong, to jedna z najważniejszych grup w historii nowoczesnego rockowego i jazz rockowego grania.

			Duch Allena jest na płycie obecny i między innymi, dlatego “Nonagon Infinity”, jest jednym z najlepszych albumów rockowych, jakie słyszałem w tym roku. Kto wie, czy nie najlepszym? Wciągającym, świetnie zagranym, z pomysłami, które nie trącą kopiowaniem, tego, co było grane sto tysięcy razy, w ubiegłym stuleciu. I na swój sposób dowcipnym.

			Popis wyobraźni, niestandardowego myślenia. A po ostatnim numerze „Road Train” chce się natychmiast włączyć album od początku. Ta kapitalna płyta to rzeczywiście rodzaj „nieskończonej pętli”. Dajcie się wkręcić w tę pętlę. I słuchajcie głośno. Koniecznie.

			 

		

	
		
			 

			TANIEC

			Rozedrgane emocje („Wibracje” – premiera Kieleckiego Teatru Tańca), Agata Kulik

			 

		

		
			„Wibracje” to tytuł najnowszej premiery Kieleckiego Teatru Tańca, a zarazem spektakl otwierający XVI Festiwal Tańca „Kielce 2016”. To inscenizacja, na którą składają się dwa przedstawienia – inspirowany cytatem z Ewangelii według św. Łukasza „Kto jest moim bliźnim?” oraz „Poza horyzont”. Choreografie, oparte na technikach tańca współczesnego, stworzyli wybitni polscy twórcy: Jacek Przybyłowicz i Robert Bondara.

			 

		

		
			„Wibracje” to spektakl oparty na tańcu zespołowym, obie części wykorzystują nowoczesne techniki i style taneczne. Ważne w nich są ruch i emocje, brak w nich linearnej opowieści jako takiej, bardziej bazują na doświadczeniach, odczuciach i wzajemnych interakcjach pomiędzy artystami.

			Łk 10,29 („Kto jest moim bliźnim?”) zdaniem twórcy –Roberta Bondary – oprócz nawiązań biblijnych mówi o relacjach międzyludzkich w sytuacji, kiedy człowiek nie idzie zgodnie z nurtem, a podąża pod prąd. Nie jest to spektakl, który ma swoją fabułę, ale też nie można powiedzieć, że jest to coś zupełnie abstrakcyjnego. Spektakl ten dzieli się jakby na dwie części: w pierwszej ukazana jest zakochana para (Lilia Zakharova, Krzysztof Dziarmaga), niby Adam i Ewa lub greccy bogowie, zamknięci w swoim świecie, zajęci tylko sobą. W tą intymną przestrzeń zaczynają jednak wkradać się obcy i próbują ją zniszczyć. Chcą skłócić i rozdzielić kochanków. Druga część, to z jednej strony próba dopasowania się do otoczenia, z drugiej zaś to walka z ogółem społeczeństwa, walka o swoja indywidualność.

			Kostiumy przygotowała młoda uzdolniona scenografka Agata Roguska – stypendystka Wydziału Scenografii na Akademii Sztuk Pięknych w Warszawie, obecnie magistrantka w pracowni scenografii operowej pod kierunkiem prof. Pawła Dobrzyckiego.

			Poza horyzontem – to kolejne na kieleckiej scenie, po „Monochromie”, przedstawienie Jacka Przybyłowicza. Choreograf podkreślił, że punktem wyjścia było przeniesienie doświadczeń z codziennego życia artysty, który – z uwagi na charakter swojego zawodu – wiele podróżuje, „żyjąc na walizkach”. Jednoczenie wchodzi on w interakcje ze światem, który go otacza, zawiera nowe znajomości, wiążą go nowe emocje, odczucia, doświadczenia. Spektakl ten jeszcze bardziej abstrakcyjny od „Kto jest moim bliźnim?”, został oparty na emocjach i wzajemnych relacjach. Widać w nim radość, beztroskę, ale również tęsknotę, pewien porządek oraz harmonię. Tancerze w nowoczesnych tunikach, w różnych odcieniach szarości z dwiema plamkami koloru różu i niebieskiego, w postaci strojów protagonistów (Joanna Połowczyk, Grzegorz Pańtak) wyglądają na scenie bardzo plastycznie, ma się wrażenie, że Przybyłowicz wręcz maluje kadry. Cudowna scena z napisem, który jest zarazem mottem tego przedstawienia – choreograf łączy w niej różne środki sceniczne z doskonałym wyczuciem. 

			Jacek Przybyłowicz do swojej realizacji, oprócz muzyki Jana Sebastiana Bacha i Claude’a Debussy’ego, wykorzystał również utwory zespołu folkowego z Mongolii – Anda Union czerpiącego z tych, zapominanych już często pieśni i melodii, tworząc muzykę w niezapomnianym klimacie. Wszystko to sprawia, że spektakl ma w sobie niezwykłą lekkość, a za razem magiczny/ mistyczny wdzięk.
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			II Konkurs Teatrów Tańca – „Gravity” (ZTW Rebelia, Szczecinek)
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			Konkurs – „Insomnia” (Teatr Tańca Akt, Kielce)
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			„Wibracje” (Kielecki Teatr Tańca)
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			Konkurs – „Obraz zależności”

			(Atelier Kieleckiego Teatru Tańca)
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			„Wibracje” (Kielecki Teatr Tańca)

			 

		

		
			Fot. Bartosz Kruk

			 

		

	
		
			 

			DODATEK – Dziesiąte urodziny, Kamila Szcześniak

			 

		

		
			Kiedy koleżanka powiedziała mi, że robiła zdjęcia w Bazie Zbożowej, wytrzeszczyłam oczy ze zdziwienia. Baza Zbożowa? Nigdy nie słyszałam o czymś takim. Co to za miejsce? Gdzie jest zlokalizowane? Zbożowa 4?

			 

		

		
			Nie miałam pojęcia o istnieniu w moim mieście takiej ulicy, nie mówiąc już o znajdujących się na niej budynkach. Jednak po dokładnym przestudiowaniu mapy Kielc, bez problemu trafiłam pod wskazany adres, gdzie pierwszym, co rzuciło mi się w oczy było kolorowe ogrodzenie i graffiti na zewnętrznych ścianach. Po wejściu do środka, na każdym centymetrze kwadratowym, dał się wyczuć niepowtarzalny klimat tego miejsca, będący powodem, dla którego od razu zachwyciłam się Bazą Zbożową i zapragnęłam bliżej ją poznać. To był 2012, szósty rok działalności. Czułam się głupio, że tak późno dowiedziałam się o istnieniu jednego z najbardziej kreatywnych miejsc w Kielcach, które skupia utalentowanych ludzi pełnych pasji. 

			Jubileusz Bazy Zbożowej to podsumowanie dziesięciu lat pracy wielu ludzi: działalności Teatru „Ecce Homo”, pracowni ceramicznej „Ceramika Nova”, Stowarzyszenia Twórczego „Zenit”, a także zespołów muzycznych, które w salach przy Zbożowej 4 próbują, nagrywają i prezentują swoją twórczość. Podczas dwudniowych obchodów, 15 i 16 kwietnia, każdy miał możliwość wzięcia udziału w zorganizowanych z tej okazji wydarzeniach. Miłośnicy teatru z pewnością skorzystali z propozycji „Ecce Homo”, który zaprezentował spektakle „Wybraniec”, w reżyserii Marcina Bortkiewicza, a drugiego dnia „Barbarzyńcy przyszli” (reż. Stanisław Miedziewski). Dla fanów fotografii przygotowano warsztaty, prowadzone przez Antoniego Myśliwca (ZPAF). Ponadto zorganizowano dwa wernisaże wystaw fotograficznych. Pierwsza z nich – „Na scenie” – mieszcząca się w foyer teatralnym, prezentuje czarno-białe sceniczne zdjęcia autorstwa Marcina Michalskiego. Natomiast druga, w galerii „W przejściu” to zbiór plakatów oraz fotografii z archiwum Stowarzyszenia Twórczego „Zenit”. Nie zapomniano także o fanach muzyki, którzy w klubie „Kotłownia” mogli posłuchać na żywo, aż sześciu koncertów, w tym zespołu Mafia. Zainteresowaniem cieszyły się również warsztaty dziennikarskie, zajęcia ceramiczne zakończone kiermaszem prac, występ kabaretu „Bez próby” oraz mini-park linowy i ścianka wspinaczkowa, udostępnione przez Świętokrzyski Klub Alpinistyczny.

			Jednak jubileusz Bazy Zbożowej to przede wszystkim powód do dumy i radości dla osób, które od dekady kreują to klimatyczne miejsce, dając młodym twórcom możliwość rozwoju w różnych dziedzinach sztuki.
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			Warsztaty fotograficzne, prowadzenie Antoni Myśliwiec.

			Fot. Paweł Chmielewski 
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			Kabaret Bez Próby.

			Fot. Wojciech Habdas 
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			Fotografia Leny Kolasy (z wystawy ST „Zenit”)

			 

		

	
		
			 

			DODATEK –10 lat Bazy Zbożowej – fotoreportaż z jubileuszu
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			„Barbarzyńcy przyszli”. Fot. Alicja Stefańska 
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			Zespół Wolni Ludzie. Fot. Wojciech Habdas
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			Aversja – koncert. Fot. z archiwum zespołu

			 

		

		
			[image: r2_3_04_ceramika_oleksiak2.psd]
		

		
			Warsztaty ceramiczne. Fot. Bartłomiej Oleksiak
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			Zawody modeli sterowanych. Fot. Bartłomiej Oleksiak
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			Warsztaty ceramiczne.

			Fot. Bartłomiej Oleksiak
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			Wernisaż wystawy „Na scenie” – autor Marcin Michalski. Fot. Bartłomiej Oleksiak
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			„Wybraniec”. Fot. Alicja Stefańska 
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			Zespół DNA. Fot. Wojciech Habdas
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			Rysunek Marcina Kota (z wystawy ST „Zenit”)

			 

		

	
		
			 

			DODATEK – Buty w kwiatki, Agata Suszczyńska

			 

		

		
			W sobotni, kwietniowy wieczór na małej scenie Kieleckiego Centrum Kultury, z okazji Record Store Day, wystąpił zespół Micromusic. Przyjechał prosto z Wrocławia i jak zapowiedział konferansjer, są tym, co obecnie najlepsze na polskiej scenie muzycznej. Grupa została założona w 2002 r. przez Natalię Grosiak (wokal) i Dawida Korbaczyńskiego (gitara). Zaprezentowali materiał z płyty „Matka i żony”.

			 

		

		
			Godzina dwudziesta, publiczność pomału zajmuje swoje miejsce, frekwencja dopisała. Ja wchodzę na zaproszenie znajomego, któremu w ciemno zaufałam, że posłucham dobrego zespołu. Na scenie rozłożone przeróżne instrumenty i sprzęty elektroniczne – zapowiada się ciekawie. Wreszcie na sali rozbrzmiewają brawa dla wyłaniających się z „bakstejdżu” muzyków. 

			Uśmiechnięta wokalistka, gitarzysta z piwem w ręku. Zaczyna się... magia dźwięków i delikatny wokal. Trochę jazzu, trip-hopu, elektroniki, zabawy z looperem i efektami na mikrofonach. Ukulele, trąbka, gitary, klawisze, perkusjonalia, budują ciekawe, bogate rytmy i brzmienia. „Takiego chłopaka”, „Nie umrę”, „Po co ja tu jestem” i inne utwory wypełniły prawie dwie godziny spokojem, refleksją i narracją w pierwszej osobie. Teksty napisane przez Natalię Grosiak są bardzo osobiste, opisują najbliższe jej sytuacje, przestrzeń tuż przy sercu, czasem prosto z serca. Emocjonalna spowiedź, momentami wręcz ekshibicjonistyczna, zabrała mnie w ciekawą podróż po świecie i przemyśleniach wokalistki. Wszystko w niepowtarzalnym klimacie i przy ciepłym kontakcie z publicznością, która ożywiła się jeszcze bardziej, gdy okazało się, że cały koncert jest nagrywany i zostanie wydany na płycie. Podobno najlepiej ze wszystkich miast odśpiewaliśmy „Niemiłość 2” z wdzięcznym, śpiewnym zwrotem „w dupie to mam”, który podkreśla dystans autorki do świata mimo prezentowanej bliskości.

			Może z tego dystansu właśnie bierze się odwaga wśród młodych, polskich wokalistek na opisywanie rzeczywistości z perspektywy „Ja”, które pojawia się niemalże w każdym utworze. Odwaga opisywania i upubliczniania siebie. Maria Peszek, Gaba Kulka, Mela Koteluk, żeby wymienić tylko kilka. Szczerość zamknięta w metafory, w towarzystwie ciekawych melodii sprawia, że ich twórczość jest, w jakiś magiczny sposób, dla mnie bliska, wspólna. Może dlatego, że w ogólnoludzkim wymiarze jesteśmy zanurzone w tej samej, polskiej, kobiecej rzeczywistości.

			Koncert zespołu Micromusic był wydarzeniem, na które warto było się wybrać. Dziękuję koledze i przy okazji napiszę, że Natalia wystąpiła w ślicznych butach w kwiatki – kupiłam sobie takie same.
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			TEATR

			„Kubuś” walczy na jubileusz (Książka Kamila Kopani o scenografiach w TliA „Kubuś”; słuchowisko „Nasz teatr” inspirowane historią Stefana Karskiego; premiera – „Historia znikania”), Agnieszka Kozłowska-Piasta

			 

		

		
			Przez wielu pełnoletnich lekceważony jako miejsce rozrywki dla dzieci, niedoceniany, bo przecież daje radość tylko niedorosłym, traktowany niepoważnie, bo opowiada bajki. Kielecki Teatr Lalki i Aktora „Kubuś”, choć lekko i często nazywany najwyżej „teatrzykiem”, może pochwalić się 60-letnią historią.

			 

		

		
			Nic dziwnego, że jubileuszowe propozycje teatru są przeznaczone raczej dla dorosłych. Kochany przez dzieci teatr musi walczyć, aby także w świecie dorosłych zasłużyć na miano najstarszej i najważniejszej instytucji kulturalnej dla najmłodszych w mieście.

			Swą okrągłą rocznicę „Kubuś uczcił” publikacją książkową oraz słuchowiskiem radiowym. „Forma-barwa-faktura” Kamila Kopani to próba analizy historii teatru widzianej przez pryzmat scenografów i scenografii powstających do licznych „kubusiowych” spektakli. Słuchowisko „Nasz teatr” opowiada o założycielu teatru Stefanie Karskim i mrocznych, trudnych pierwszych latach działalności kieleckiej sceny.

			 

			Kamil Kopania „Forma-barwa-faktura”

			Niepozorna rozmiarem książka to solidna dawka wiedzy o historii kieleckiego teatru, opowiedziana jednak zupełnie inaczej niż dotychczas. Bogata w źródła i przypisy pozycja pokazuje głównie scenografie do spektakli, ale nie pod kątem „teatralnym”, lecz bardziej plastycznym. Kopania dopatruje się związków pomiędzy dekoracjami i lalkami, a inną plastyczną działalnością ich twórców. Wspomina tych, którzy – jego zdaniem – odegrali kluczową rolę w historii kieleckiego „Kubusia”: Helenę Naksianowicz, Adama Kiliana, Alexandra Andrzeja Łabińca, Joannę Braun i Mikołaja Maleszę oraz Urszulę Kubicz-Fik.

			Nie boi się odważnych skojarzeń, poszukując paraleli pomiędzy ich działalnością plastyczną a scenograficzną. W naturalnych kolażach Naksianowicz znajduje nie tylko umiłowanie do różnych struktur, faktur, barw, ale także umiejętność organizacji przestrzeni i zamiłowanie do natury, które także widoczne były w jej projektach scenograficznych. Choć nie była eksperymentatorką, jej realistyczne lalki teatralne przemawiały do dziecięcej publiczności, gwarantując widzom spektakli „kubusiowych” magiczne i niezapomniane przeżycia. Kopania zauważa także konieczność scalenia dorobku jednej z pierwszych scenografek. 

			U Adama Kiliana dopatruje się inspiracji sztuką ludową, potraktowaną nie jako zbiór motywów do odtworzenia dla folklorysty, ale działalność szczerą, autentyczną i niezwykle bogatą estetycznie. Obserwując twórczość malarską Alexandra Andrzeja Łabińca dostrzega ekspresję, dynamiczność, analizując scenografie Joanny Braun – umiłowanie do malowania nastroju za pomocą barw. Mikołaj Malesza to dla Kopani przede wszystkim artysta, który zarówno w sztukach plastycznych jak i scenografiach realizuje swoją wizję świata, kiedyś ekspresyjnego, bałaganiarskiego i przesyconego barwami, współcześnie uporządkowanego, stonowanego i „miękkiego”. Kopania docenia także pracę scenografki Urszuli Kubicz-Fik, a zwłaszcza twórcze i niestereotypowe czerpanie motywów z obcych, często bardzo odległych kultur.

			„Forma-barwa-faktura” to nie tylko analiza scenografii. To także dobitna i bezpośrednia ocena kondycji kieleckiej sceny, a raczej niesłychanie trudnych warunków, w jakich egzystuje od samego początku. Brak odpowiedniego budynku, zaplecza, brak wsparcia przez lata ze strony władz, aby tę sytuację zmienić – Kamil Kopania punktuje zaniechania i zaniedbania, które wpływają na pozycję naszego „Kubusia” nie tylko w Kielcach, ale i w całej Polsce.

			Szkoda, że ta dobrze napisana analiza ma jeden wydawniczy minus. Czytając o scenografii ma się ochotę poszukać opisywanych treści – detali, faktur, szkiców, kresek, barw - na reprodukcjach i fotografiach. Dużo z nich jest jednak zbyt mała, co dla czytelników może być sporą niedogodnością.

			 

			„Nasz teatr”

			Majątek mieścił się w dwóch walizkach. Na spektakle zespól docierał pieszo, furmanką, koleją lub autobusem, a aktorzy pracowali społecznie. O tych mrocznych, choć romantycznych czasach początków kieleckiego „Kubusia” opowiada słuchowisko radiowe przygotowane z okazji jubileuszu kieleckiej sceny.

			Amatorski zespół nie przetrwałby długo w takich warunkach, gdyby nie osoba założyciela, pomysłodawcy i ideologa kieleckiego „Kubusia” Stefana Karskiego. Swojego głosu użyczył tej postaci Adam Woronowicz, znany ze spektakli Grzegorza Jarzyny, filmowej roli księdza Jerzego Popiełuszki, czy niezwykle wyrazistej postaci pułkownika UB w serialu „Czas honoru”. Karski w słuchowisku to wizjoner, człowiek czystego serca i niezły uparciuch, który dobro teatru, a co za tym idzie – dobro dzieci – stawia ponad wszystko. Teatralną misję traktuje niezwykle dojrzale, poważnie i odpowiedzialnie. Szczery do bólu, gdy zostaje skonfrontowany z „dorosłym” światem partii, zgód, uprawnień, układów i układzików staje się bezbronny jak dziecko.

			Okazuje się, że nawet amatorski teatrzyk dla dzieci nie uchronił się od nacisków władzy, konieczności partyjnej przynależności, a misja założyciela teatru niekoniecznie pokrywa się z planami zespołu. Komórka partyjna to nie tylko sposób na przetrwanie i upaństwowienie „Kubusia”. To – dla niektórych metoda – aby umniejszyć rolę Karskiego, rozegrać własną grę, w której, to nie dobro teatru staje się najważniejsze, ale prywatne czy polecone interesy. Te dylematy, relacje międzyludzkie, kłótnie, dobrze rozegrali aktorzy: gościnnie Patryk Pietrzak i Robert T. Majewski oraz partnerujący im członkowie zespołu „Kubusia”: Magdalena Daniel, Ewa Lubacz, Błażej Twarowski oraz Agata Sobota i Michał Olszewski. 

			Założenie i pierwsze lata istnienia „Kubusia” nie były kolejną bajką, którą można opowiadać dzieciom do poduszki. Autorka scenariusza, dramatopisarka Elżbieta Chowaniec i reżyser słuchowiska, obecny dyrektor Robert Drobniuch stworzyli ponadczasową opowieść dla dorosłych o trudnych wyborach, pozostawaniu w zgodzie z samym sobą i cenie, jaką trzeba zapłacić za bezkompromisowość i wierność ideałom.
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			Kamil Kopania

			Forma, barwa, faktura. O scenografiach Teatru Lalki i Aktora „Kubuś” w Kielcach i ich relacjach z innymi gałęziami sztuk plastycznych

			58 s. ; 25 cm

			Kielce : Teatr Lalki i Aktora „Kubuś”, 2016

			792.97(438):792.021/.024
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			Fot. Bartek Warzecha

			 

		

	
		
			 

			Magia rodziny (Premiera teatru dla niesłyszących „Mimo To”), Agata Kulik

			 

		

		
			Przy ulicy Jagiellońskiej w Ośrodku Szkolno-Wychowawczym dla Niesłyszących i Słabosłyszących w Kielcach mieści się „Teatrzyk Mimo To”. Teatrzyk to niezwykły, z wielu powodów.

			 

		

		
			Po pierwsze to teatr pantominy, po drugie grają w nim dzieci niesłyszące i niedosłyszące, po trzecie to miejsce, gdzie dzieje się prawdziwa magia, po czwarte teatrzyk ten, choć nieliczni o nim wiedzą zdobywa liczne nagrody. Można by wymieniać jeszcze dalsze niezwykłości, ale zachęcam do zobaczenia go na własne oczy.

			„Teatrzyk Mimo To” to teatr nad wyraz dojrzały, świadomy scenicznie. Na co dzień opiekują się nim Małgorzata Kardasińska-Kolasa oraz Magdalena Kuta. To one tworzą adaptacje, reżyserują i projektują scenografię do przedstawień. 

			Co roku zespół wyjeżdża do Szczecina na Ogólnopolski Przegląd Teatrów Dzieci i Młodzieży z Wadą Słuchu, odbywający się na deskach Teatru Lalek „Pleciuga”. Co roku na przeglądzie obowiązuje inny temat przewodni. Bieżąca edycja odbywa się pod hasłem: „My i świat”. „Teatrzyk Mimo To” zreinterpretował to motto jako: my – dzieci i to, co nas otacza, to co nas w ten świat wprowadza i do życia w tym świecie przygotowuje czyli rodzina. Zespół przygotował więc autorskie przedstawienie pod tytułem: „Znajdziesz mnie tam, gdzie wszystko jest miłością”. Spektakl pokazuje dwie rodziny: pierwszą, w której dzieckiem rodzice się nie interesują, a ono – w zasadzie powinno się tylko uczyć i bron boże nie przeszkadzać rodzicom, zajętym oglądaniem seriali (mama) czy sprzątaniem (tata).

			Druga rodzina to z kolei rodzina pełna miłości i wzajemnego szacunku. Spędza wspólnie czas, razem się bawi i dzieli między siebie obowiązki. Problem poruszony w spektaklu wydaje się dość oczywisty, a jednak – niestety tak nie jest. Rozmowa z pedagogami daje jasną odpowiedź: brak ostoi w postaci rodziny, to plaga naszych czasów. Od dziecka wymaga się wciąż bycia najlepszym. A co z tymi z rozbitych rodzin? Z dysfunkcyjnych rodzin?

			Kochająca rodzina to prawdziwy skarb naszych czasów. Taka rodzina to najbardziej wartościowy dar, jaki możemy dać naszym dzieciom. Dlatego każdy rodzic spektakl powinien ten zobaczyć i potraktować jako swoisty rachunek sumienia.
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			Próby do spektaklu „Znajdziesz mnie tam, gdzie wszystko jest miłością”

			 

		

		
			Fot. z archiwum „Teatrzyku Mimo To”

			 

		

	
		
			 

			FILM

			Światło i błoto (Piotr Sawicki „Kurosawa”), Piotr Kletowski

			 

		

		
			Ta książka to z pewnością wydarzenie na polskim rynku publikacji filmoznawczych. Przynajmniej z kilku powodów. Po pierwsze, napisana jest przez wielkiego znawcę kina twórcy filmu „Rashomon”, który swe dzieło tworzył przez wiele lat.
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			Piotr Sawicki

			Kurosawa

			412 s. ; 24 cm

			Wrocław : Wydawnictwo Yohei, 2015

			791.071.1(520)

			 

		

		
			Kiedy dzieło powstało, i tu następny probierz wielkości książki Piotra Sawickiego, autor – prowadzący swe prywatne wydawnictwo Yohei, mieszczące się we Wrocławiu – musiał uzbierać potrzebne do publikacji fundusze. Aby to zrobić… wyemigrował na czas wakacji do Anglii, gdzie pracował w hurtowni mięsa (co ciekawe, Sawicki opublikował wcześniej znakomity leksykon horrorów gore „Odrażające, brudne, złe”). A więc „Kurosawa” to nie tylko efekt natchnionej, intelektualnej pracy autora, ale również owoc jego fizycznej krwawicy.

			Trzecia, niezbywalna wartość „Kurosawy” – to sama treść publikacji. Właściwie jest to czwarta – po książce prof. Alicji Helman z lat 60. (która zatrzymała się na „Rudobrodym”), publikacji Sławomira Bobrowskiego o samurajskich filmach Kurosawy (sprzed trzech lat, skupiającej się na międzykulturowym aspekcie twórczości japońskiego filmowca) oraz rozdziale poświęconym Kurosawie w „Autorach kina japońskiego” prof. Krzysztofa Loski – pełna monografia twórczości najwybitniejszego reżysera kina japońskiego.

			To, co wyróżnia książkę Sawickiego, to nie tylko to, że mamy tu opisane wszystkie filmy Kurosawy (fakt, że niektórym – tym najważniejszym – autor poświęca nieco więcej miejsca, o innych wspomina przelotnie, niemniej jednak odnosi się do każdego, nawet najmniej znanego obrazu mistrza), ale też, że autor komponuje swą pracę na płaszczyźnie nie tylko diachronicznej (tworząc historyczny opis twórczości reżysera „Tronu we krwi”), ale również na płaszczyźnie synchronicznej: wydobywającej dominanty – tak formalne, jak i treściowe przebogatej, a jednak bardzo konsekwentniej twórczości Akiry Kurosawy. Najważniejszą dominantą ideową filmów Japończyka jest dla Sawickiego humanizm przewijający się w jego filmach. Humanizm niełatwy, odległy od buddyjskiego optymizmu Yasujiro Ozu, ale też nie dzielący mroków pesymizmu, jaki cechował twórczość japońskich twórców Nowej Fali, na czele z Oshimą. To humanizm racjonalny, w którym metafizyka jest tylko pewnym uniwersalnym punktem odniesienia (jak mówi bohater filmowej wersji dramatu Gorkiego „Na dnie”, sfilmowanego przez Kurosawę w 1965 r.: „Budda istnieje tylko dla tych, którzy chcą, by istniał”), częściej staje się złowróżbnym memento dla wszystkich, którzy w życiu czynią źle (bohaterowie „Tronu we krwi”, „Ran”). Humanizm przejawiający się w ukazywaniu tego, co w człowieku najlepsze, ale i najgorsze: jak „światło” i „czarne bagno” (znaki oznaczające te dwa wyrażenia składają się na ideogram oznaczający nazwisko „Kurosawa”). 

			Kurosawa ukazuje całą mizerię tego świata, pytając, czy mając świadomość piekła w jakim żyje człowiek, człowiek może jeszcze zachować swoją szlachetność. Odpowiedź Kurosawy jest twierdząca, ale jednocześnie nie przychodzi łatwo. Wreszcie kolejny powód, dla którego warto sięgnąć po książkę Sawickiego, to fakt, że znalazł on odpowiedni sposób na uchwycenie całokształtu twórczości Kurosawy, przyrównując jego twórczość do – odpowiednio – twórczości Bacha i twórczości Beethovena. Bach – to polifonia, całokształt, „umysł”; Beethoven to jednostkowość, energia, „serce”. Te dwie linie „Bachowska” i „Beethovenowska” (przyrównanie Kurosawy do wielkich luminarzy muzyki europejskiej jest – zważywszy na wartość twórczości Kurosawy i jego „międzykulturowość”: czerpał bowiem garściami z kultury zachodniej – jak najbardziej na miejscu), precyzyjnie wyznaczając strategię twórczą Kurosawy (naświetloną także, żeby być precyzyjnym, również z czysto japońskiej – zakorzenienie w teatrze No – perspektywy). 

			Kończąc, „Kurosawa” to lektura obowiązkowa – zarówno dla miłośników japońskiego kina, jak i dla miłośników kina jako sztuki w ogóle. Jeśli miałbym wpuścić kropelkę dziegciu, do tej, wypełnionej po brzegi miodem beczki, to chciałbym, aby wydanie drugie książki doczekało się porządnej korekty, jako że tu i ówdzie niewielkie literówki szpecą doskonałą całość.

			 

		

	
		
			 

			Wszystkie tajemnice „Egzorcysty” (Kamil Kościelecki „Amerykańskie kino grozy przełomu lat 60. i 70.”), Piotr Kletowski

			 

		

		
			Choć kino grozy należy do jednych z najpopularniejszych gatunków filmowych, rzadko można przeczytać w Polsce rzetelną pracę filmoznawczą, omawiającą ten fenomen. Dlatego z radością i najwyższą uwagą przeczytałem pracę Kamila Kościelskiego „Cóż za wspaniały dzień na egzorcyzm… Amerykańskie kino grozy przełomu lat 60. i 70.”
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			Kamil Kościelski

			Cóż za wspaniały dzień na egzorcyzm... Amerykańskie kino grozy przełomu lat 60. i 70.

			136 s. ; 21 cm

			Wrocław : Wydawnictwo Yohei, 2014

			791.221.9(73)

			 

		

		
			Praca ta jest monografią słynnego horroru Williama Friedkina „Egzorcysta” z 1973 r., opartego na bestsellerze Williama Petera Blatty’ego – rzeczy o walce dwóch księży katolickich z demonem, który opętał ciało nastoletniej dziewczynki. Ale książka nie traktuje li tylko o samym arcydziele Friedkina, przez niektórych, w tym niżej podpisanego, uważanego za najbardziej przerażający horror wszechczasów. Otóż w pierwszej części rozprawy dostajemy szczegółową analizę: estetyczną, filozoficzną, społeczną (ze szczególnym naciskiem położonym na ten ostatni element) tzw. Nowego Horroru, czyli amerykańskiego kina grozy, które ukształtowało się pod koniec lat 60., jako odpowiedź na kontrkulturowe przesilenie w społeczeństwie amerykańskim doby wojny w Wietnamie. Tematyka ta pojawiała się tu i ówdzie w polskim piśmiennictwie filmoznawczym, dotyczącym horroru (sztandarowe pozycje w tym nurcie to Kołodyńskiego „Seans z wampirem”, Pitrusa „Gore, ciało, seks, psychoanaliza”, Haltofa „Kino lęków”), ale nigdy nie została omówiona w sposób tak kompleksowy, jak w przypadku pracy Kościelskiego.

			Analizując konkretne przypadki filmowe: George’a A. Romero („Martin”), Toby’ego Hoopera („Teksańska masakra piłą mechaniczną”), czy Johna Carpentera („Oczy Laury Mars”) autor udowadnia tezę o społecznym wymiarze tego kina, pokazując jak konkretne fobie jednostkowe i zbiorowe, wytworzone w okresie destabilizacji końca lat 60. odbijały się w tworzonych przez filmowców wizjach. Autor może nie odkrywa w tym miejscu Ameryki, odwołując się do skądinąd znanych tez, ale zwraca pozytywną uwagę drobiazgowością materiału informacyjnego, przez jaki, pisząc pracę, musiał się przedrzeć, powodując, że to, co u innych było tylko przypuszczeniem, u autora staje się dowodem. O ile pierwsza część książki jest swego rodzaju „tłem” dla drugiej części, to właśnie rozdziały poświęcone „Egzorcyście”, wystawiają monografii Kościelskiego najwyższe noty. Autor w precyzyjnie zegarmistrzowski sposób rozkłada na czynniki pierwsze dzieło Friedkina, odnajdując w nim punkt dojścia amerykańskiego horroru społecznego przełomu lat 60. I 70., udowadniając, że właśnie „Egzorcysta” jest filmem ukazującym walkę człowieka z „demonami”: alienacją, drapieżnym feminizmem, brakiem autorytetów, kryzysem wiary wobec tzw. „milczenia Boga”.

			Autor pokazuje, w jaki sposób mistrzowsko zrealizowana, wielowymiarowa opowieść o opętaniu, jest w swej istocie niezwykle aktualną (wtedy, ale i zawsze) opowieścią o mierzeniu się człowieka z tym, co najbardziej przerażające w jego egzystencji. W bardzo ciekawy sposób Kościelski interpretuje swój film kluczem „racjonalnym” (wskazując na fakt, że może być to film o głębokiej seksualnej psychozie nawiedzającej dojrzewające dziecko), jak i „metafizycznym” (wskazując na najprostszy, jednakowoż otwierający wiele interpretacyjnych „furtek” sposób odczytania filmu – czyli jako na dzieło o demonicznym opętaniu). Przy czym wydaje się, że autor książki (podobnie zresztą jak twórcy filmu) zwraca się bardziej w stronę duchowej interpretacji filmu, w którym kluczową kwestią jest ta opisująca ludzkie życie, jako próbę zmierzenia się ze złem, które chce, „byśmy uwierzyli, że tak naprawdę Bóg nas nie kocha”.

			Książka Kościelskiego choć jest rozprawą naukową (jest to bodajże doktorat autora) daleki jest od niezrozumiałego, naukowego bełkotu. Jest pisana ze swadą i bez niepotrzebnego zadęcia. Być może ktoś uczynił by zarzut ze zbytniej drobiazgowości autora (każącej mu opatrywać przypisem prawie każde zdanie). Ale jak to mówią „diabeł tkwi w szczegółach”, więc dla mnie zbytnia drobiazgowość autora podwyższa tylko jakość tej i tak znakomitej publikacji.

			 

		

	
		
			 

			DESIGN

			Prosty przekaz informacji (Wystawa Marcina Władyki w Instytucie Designu), Izabela Łazarczyk-Kaczmarek

			 

		

		
			Wystawa Marcina Władyki i headmade studio, w bibliotece Instytutu Designu w Kielcach, to – tym razem – prezentacja plakatów oraz innych realizacji, w tym wydawnictw – książek, albumów czy też katalogów. Największym zaskoczeniem na wystawie była rozpoznawalność realizacji.

			 

		

		
			Sam Władyka, rocznik 75', to absolwent warszawskiej Akademii Sztuk Pięknych w pracowni prof. Mieczysława Wasilewskiego, obecnie wykładowca macierzystej uczelni. W 2000 r. nagrodzony za dyplom na Międzynarodowym Biennale Plakatu w Wilanowie. Na plakatach Władyki widać wyniesione z pracowni Wasilewskiego nawiązania. Operowanie czernią, wykorzystywanie prostych form, ograniczona paleta barwna, swoisty minimalizm realizacji.

			Prezentowane w IDK plakaty pokazują wszechstronność graficzną i ciągłe sprawdzenie własnych umiejętności w różnym medium. Stosując zabiegi typograficzne, odmienne rodzaje czcionek, wydobywa znakiem znaczenie słów. Dowcipnie wizualizuje tradycyjne motywy – jak w przypadku plakatu „Henryk Sienkiewicz greatest hits”, gdzie przechodzący pod nosem palec staje się równocześnie okiem, choć pierwsze skojarzenia są nieco inne.... Pokazuje jak w prosty sposób zawrzeć wszystkie informacje, tak, aby jedno spojrzenie pozwoliło na zrozumienie widzianego obrazu – jak w przypadku „37 Festiwalu Filmu w Gdyni” czy też plakatu do „Festiwalu gwiazd”, na którym czarne postaci rozwijają czerwone dywany w różnych kierunkach. 

			Podobne rozwiązanie pokazuje plakat do wystawy malarstwa Artura Winiarskiego „Pejzaż Postsowiecki”, gdzie zza zaznaczonego czarną linią, szarego profilu twarzy wyłania się czerwona gwiazda. Ta sama czerwień pojawia się w oku. Oczywistych skojarzeń nie trzeba tu tłumaczyć. Patrząc również na realizacje identyfikacji wizualnych różnych zleceniodawców, widać jak headmade studio stara się pokazać unikalność, a czasem nawet przesłanie i misje każdego z nich.

			Niemałym sukcesem Marcina Władyki jest również współpraca z Centrum Sztuki Współczesnej Zamek Ujazdowski, ITI, TVP. Co ciekawe na stronie studia na próżno szukać wszystkich „gloryfikujących” osiągnięć. Wydaje się, że projekty i realizacje „obronią się same”, i chyba tak właśnie jest patrząc na pojawiające się nowe realizacje...
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			Tomasz Wójcik z ASP Kraków poprowadził w ID Kielce warsztaty „Upcycling Show” dotyczące rozwiązań we wzornictwie inspirowanych światem przyrody. Warsztatom towarzyszyła wystawa prac artysty. 

			 

		

		
			Fot. Tomasz Kozłowski

			 

		

	
		
			 

			HISTORIA

			Na tropie starodruków (Śledztwo w sprawie XVII-wiecznego księgozbioru klasztornego z Karczówki), Piotr Kardyś

			 

		

		
			W tradycji Biblioteki Seminarium Duchownego w Kielcach zachowano informację o księgozbiorze bernardynów z Karczówki, wcielonym niegdyś do jej zbiorów. Wśród około 10 000 starodruków, inkunabułów i rękopisów, miałaby się znajdować całość lub jakaś część dawnej biblioteki fratrum minorum ordinis bernardinorum in Montis Karczoviensis.

			 

		

		
			Zbliżające się obchody 400-letniej obecności bernardynów na Karczówce skłoniły Towarzystwo Przyjaciół Karczówki i zachęciły badaczy przeszłości do przyjrzenia się bliżej historii miejsca oraz instytucji, dobrze rozpoznawalnych w krajobrazie kulturowym Kielc. Dr Jerzy Michta zaproponował mi opracowanie inwentarza biblioteki z Karczówki, na bazie dokumentacji z Archiwum Prowincji oo. Bernardynów w Krakowie. Podstawą dalszych poszukiwań był inwentarz w jednym z rękopisów, z tegoż archiwum. Spisany został nie później, jak w pierwszej połowie XVIII w., ale raczej był odpisem starszego, aniżeli wynikiem faktycznej inwentaryzacji. Wpływ na to mógł mieć również fakt znacznego rozproszenia księgozbioru po klasztorze, który raczej nigdy nie miał charakteru scentralizowanej librari. 

			Naturalną koleją rzeczy było skierowanie naszych kroków do Biblioteki WSD, gdzie po rozmowie z ks. dyrektorem Andrzejem Wilczyńskim postanowiłem podjąć trudy poszukiwania igły w stogu siana – czyli fragmentów – dawnej biblioteki bernardynów in Montis. Na miejscu okazało się, że mogę liczyć na współpracę całego personelu, zwłaszcza najlepiej zorientowanej pani Arlety. Początkowe poszukiwania szły opornie, przeglądanie katalogu kartkowego zbioru 10 tys. starodruków i próba znalezienia w nim ujętych we wspomnianym inwentarzu mogły skutkować, co najwyżej, pojedynczymi znaleziskami i to przy dużym szczęściu. Szybko okazało się, że pomimo tak wyrywkowych danych, możliwe jest określenie, jaki był wygląd zewnętrzny przynajmniej części książek dawnego księgozbioru z Karczówki. Udało mi się bowiem wyszukać kilka druków, bezsprzecznie wymienionych w inwentarzu z Archiwum Bernardyńskiego w Krakowie, zatem pozostawało przejrzenie wielotysięcznego zbioru książek w Seminarium Duchownym w Kielcach, co stało się udziałem pracowitych pań, zwłaszcza pani Arlety. W trakcie wielodniowych poszukiwań, odsuwania regałów, przeglądania zbioru niezinwentaryzowanych dubletów, udało się wyselekcjonować ponad dwieście starodruków, dwa inkunabuły i kilkanaście rękopisów należących do bernardynów przed ich kasatą przez władze carskie w II połowie XIX w. Wszystkie one posiadają wpisy własnościowe lub proweniencyjne wskazujące w 100 procentach na przynależność do bernardynów z Karczówki (np.: Conventus Kielcensis ad Sanctum Carolum Boromeum; Montis Sancti Caroli Ordin[is] FF. Bernard[inorum] S. Francisci f[rat]rum Minor[um] de Observantia; Conventus FF. Recollectorum Kielcensium; Pro Conventu S. Caroli Borromaeji PP Bernardinorum Kielcis). Mało tego, w trakcie opracowywania odnalezionych druków okazało się, iż w jednym z nich, jako makulatury do wzmocnienia okładek użyto wielostronicowego papierowego dokumentu; innym razem był to fragment horoskopu z XVI w., a jeszcze innym pergaminowa karta z rękopisu liturgicznego. 

			Zebrany materiał pozwala na sformułowanie wielu nowych, niezwykle ciekawych spostrzeżeń, co do funkcjonowania samej wspólnoty bernardyńskiej, jak również jej formacji intelektualnej, przede wszystkim zaś zawartości księgozbioru i jego funkcji oraz jego początków. Każda wspólnota bowiem wyposażana była w niezbędny „zestaw” tekstów liturgicznych oraz reguł zakonnych przez swoich fundatorów, a „jądro” librari stanowiły książki przyniesione z pierwszymi braćmi, z ich domów macierzystych. I właśnie tychże początków bibliotek jest się doszukać najtrudniej, bowiem najczęściej są to teksty używane na co dzień, zatem zaczytywane, które rzadko tylko przetrwały kilkaset lat. Z reguły znamy je z inwentarzy (o ile takie się zachowały), a nie z autopsji. Tym razem też sprzyjało mi szczęście. Otóż kilkanaście starodruków posiada wpisy świadczące o tym, iż należały wcześniej do biskupa krakowskiego Marcina Szyszkowskiego, fundatora kościoła pod wezwaniem Karola Boromeusza na Karczówce, który to darował je bernardynom, już w 1630 roku! (chociaż przyjmuje się, że pierwsi braciszkowie przybyli rok później). Było to zatem u samych początków ich obecności w tym miejscu. Co istotne, wszystkie zapisy zostały sporządzone jedną ręką, chociaż brak pewności czy podpisane przez biskupa osobiście. Przynajmniej takiej pewności nie daje brzmienie wpisów (Pro Bibliotheca conventus FF. Minor. S. Francisci de Obser. ad S. Caroli Boromeum obtulit Illustris. ac Reverend. D.D. Martini Szyszkowski Epus Cracov. A.D. 1630 Dei Gratias). Istnieje też – co oczywiste w badaniach historycznych na tak odległym materiale źródłowym – możliwość, że zostały przekazane dopiero po śmierci biskupa i ktoś inny był autorem wpisów, ale i w tym przypadku musiałoby to wynikać z legatu testamentowego zainteresowanego, i tym bardziej podkreślałoby jego sympatię dla bernardynów. Kolejnym potwierdzeniem prawidłowości znanej z literatury bibliologicznej, co do początków księgozbiorów instytucji kościelnych są liczne starodruki z wpisami własnościowymi i proweniencyjnymi duchownych krakowskich, z przeznaczeniem właśnie dla bernardynów, również bardzo wczesne, bo z początku lat 30. XVII w. (Ex libris Alberti Vicepraepositi S. Floriani PP. Bernardinorum Conventus S. Caroli Kielcijs ad Bibliotecam 1632; Aristotelis Stagiritae, Physicorum, libri VIII, Loci Cracoviens[ium] ad Sanc[tum] Bernardinorum S. Fran. de observantia – świadectwo trafienia na Karczówkę od bernardynów z Krakowa). 

			Zebrany materiał musi zostać jeszcze poddany wnikliwej analizie, ale już teraz jawi się księgozbiór bernardynów z Karczówki, jako rzecz wyjątkowa, o olbrzymim ładunku kulturowym, także kolejny przykład pokazujący bogactwo Kielc. To również następny element układanki o roboczej nazwie „historyczne księgozbiory kieleckie”, łączącej średniowieczny i wczesnonowożytny księgozbiór kapituły kieleckiej, księgozbiór XV-wiecznego kanonika Stanisława z Jankowic, rękopisy liturgiczne katedry kieleckiej i wiele innych.
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			Okładka jednego ze starodruków z początku XVII wieku, darowanych bernardynom z Karczówki przez bpa M. Szyszkowskiego.
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			Joannis Abbatis Vincellensis, Sermones, karty inkunabułu należącego niegdyś do bernardynów na Karczówce, odnalezionego w trakcie poszukiwań.

			 

		

	
		
			 

			PLASTYKA

			Ulotny cień owadów (Malarstwo Przemysława Suligi w Filharmonii Świętokrzyskiej), Marta Trechowska

			 

		

		
			W Galerii Filharmoni Świętokrzyskiej można było zobaczyć wystawę „Artifical Life. Obrazowanie rzeczywistości” Przemysława Suligi. Artysta jest absolwentem Instytutu Sztuk Pięknych Uniwersytetu Jana Kochanowskiego, gdzie w ubiegłym roku również się doktoryzował.

			 

		

		
			Pokazywane prace, wpisane w formę kwadratu, pochodzą z cykli: „Symulacja – Struktura – Życie. Gra w życie – Automaty komórkowe Johna Conwaya”, „Adsorpcja – Synchronia – Struktura. Zachowania grupowe w Artificial Life”, „Ewolucja – Drapieżnik – Ofiara. Kadrowanie rzeczywistości w Artificial Life”.

			Oddajmy głos autorowi, który w następujący sposób tłumaczy swoją koncepcję artystyczną: Swoją sztukę tworzę w oparciu o język geometrii dyskursywnej. W swoich pracach odnoszę się do różnych systemów m.in. informatyczno-biotechnologicznych inspirowanych Sztucznym życiem. Swoją koncepcję oparłem na zachowaniach grupowych w świecie zwierząt, których to wzajemne relacje zwierzęce obserwowałem i analizowałem za pomocą generatorów sztucznego życia. Sztuczne życie (AL) to interdyscyplinarna dziedzina nauki, która zajmuje się tworzeniem różnorodnych modeli życia powstających m.in. za pomocą technik programistycznych czy biochemicznych.
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			Imperatyw geometryczny (Józef Grzegorz Michałek, „Geometria barwy”, Dom Środowisk Twórczych), Oliwia Hildebrandt

			 

		

		
			W marcu w Galerii Sztuki Współczesnej Domu Środowisk Twórczych otwarto wystawę Józefa Grzegorza Michałka, absolwenta Państwowego Liceum Sztuk Plastycznych w Kielcach oraz Państwowej Wyższej Szkoły Sztuk Plastycznych w Poznaniu (dyplom 1989). Autor prezentacji zatytułowanej „Geometria barwy” uprawia malarstwo, rysunek, grafikę. Był kierownikiem pracowni plastycznej kieleckiego Teatru Lalki i Aktora „Kubuś”.

			 

		

		
			Zaprezentowane prace rysunkowe, malarskie oraz w technikach mieszanych, ukazały całe spektrum artystycznych możliwości autora, wynikających z dialogu artysty z formą dzięki obserwacjom zdarzeń, miejsc, sytuacji, zarówno realnych jak i mentalnych. W każdym z dzieł artysty fundamentem, zapisem pierwszym, jest niezaprzeczalnie rysunek, baza kompozycji stanowiąca początek przestrzeni obrazu niezależnie, od techniki, waloru, nasycenia barwą, stopnia kontrastowania – jego pierwiastek realny.

			Następnie pojawiają się warstwy wprowadzające spontaniczne plamy „z gestu”, monochromatyczne, bądź barwne, malarskie, „wrażliwe”, odpowiadające instynktowi i przeżyciom artysty. Analizując sam tytuł wystawy „geometria barwy” mamy do czynienia z pewną przewrotnością. Geometria jest prosta, pewna, wyodrębnia figury i obiekty foremne, dyscyplinuje i stawia „do kąta”. Barwa, składowa malarstwa, właściwie stoi w opozycji do matematycznych kalkulacji, istnieje w warstwie emocji, uczuć i nadaje podmiotom temperaturę.

			Wszystko to zawiera się w pracach Michałka, ale jest jeszcze coś wyjątkowego. W rysunkach monochromatycznych, stanowiących właściwie większą część wystawy dominują kontrasty, formy geometryczne multiplikują się, linie wyostrzają, ale modyfikuje je, tonuje lawowana plama, miękka od gestu, stanowiąca wyraz emocji i indywidualnych przeżyć autora. W pracach malarskich, nasyconych barwami, tętniących życiem, pojawia się z kolei swoisty imperatyw geometryzacji, na przekór, porządkujący i upraszczający plamę barwną w jej zarysie. Efektem tych zabiegów formalnych są spójne w wyrazie artystycznym i estetycznym prace, które wyróżnia nie tylko doskonały warsztat, ale także zmodyfikowane obrazowanie pełne harmonii, spokoju, iluzji, tajemnicy i dramaturgii, stanowiące wyzwanie dla widza.
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			Fot. Oliwia Hildebrandt

			 

		

	
		
			 

			Świętokrzyskie kamieniem stoi („Litho Kielce/2015, BWA Kielce), Oliwia Hildebrandt

			 

		

		
			Do wystawy podsumowującej Międzynarodowy Konkurs Litograficzny „LITHO-KIELCE/2015” w Biurze Wystaw Artystycznych zakwalifikowano 183 prace 83 autorów.

			 

		

		
			Grand Prix, Nagrodę Prezydenta Miasta Kielce otrzymał Rafael Rodriguez (Belgia), nagrodę BWA – Magdalena Uchman (Polska), wyróżnienia honorowe: Herman Noordermer (Holandia), Darina Peeva (Bułgaria), Monika Syposz, Anna Trojanowska, Jacek Zaborski (wszyscy Polska). 

			Świętokrzyskie kamieniem stoi. To nie dziwi. W nawiązaniu do regionalnych tradycji kamieniarskich województwa świętokrzyskiego, skąd niegdyś pozyskiwano kamień litograficzny, to właśnie BWA w Kielcach, we współpracy ze Stowarzyszeniem Międzynarodowego Triennale Grafiki zorganizowało międzynarodowy konkurs litograficzny wraz z pokonkursową wystawą prac litograficznych i innych technik z nią połączonych.

			Przegląd i konfrontacja współczesnych litografów niezwykle się powiodły. Wystawa jest oknem na świat środowiska artystów, działających w tej przestrzeni sztuki, formalnie ograniczonej ryzami techniki, jednak poszukującej i inspirującej, idącej ku mnogości rozwiązań bogatych formalnie i plastycznie. Wskutek kreatywności artystów w tym zwięzłym języku graficznym powstały realizacje zaskakująco różnorodne, oscylujące pomiędzy rysunkiem, malarstwem, fotografią.

			W czym tkwi tajemnica? To magia druku płaskiego. Na gładkiej powierzchni wyszlifowanego bloku kamienia, artysta nanosi rysunek specjalną kredką lub lawuje tuszem jednakowo tłustym, trwa zabawa z formą i treścią. Na to przychodzi kwas i trawi pozostałą, nie pokrytą powierzchnię kamienia. Po kilku krokach technicznych (z zajęczą łapką, kalafonią i gumą arabską) pokrycie farbą drukarską kamienia ogranicza się jedynie do śladów ręki artysty. I tak każdy kolor to odrębny kamień-matryca. Mozolne. W efekcie bogate. 

			Ta przełomowa technika, poprzedniczka offsetu, wiodła prym w przemyśle reklamowym, wydawniczym i ilustracji na początku XX w. Chętnie tworzyli w niej Chagall, Picasso, Delacroix, barwny secesyjnie Mucha i najbardziej chyba rozpoznawalny dzięki swoim plakatom Toulouse-Lautrec, a w końcu Rauschenberg, który odkrył na nowo to medium.

			Wystawa w Kielcach doskonale pokazała, jakie jest oblicze współczesnej litografii na świecie. Artyści udowodnili, że to technika przede wszystkim niezwykle uniwersalna, łącząca nowoczesne rozwiązania z tradycyjnymi ograniczeniami, nie poddająca się schematom, często niezwykle nowatorska. Unikatowa, bo, w obecnym świecie, pozostająca z dala od technik cyfrowych, a doskonale łącząca się z innymi mediami. Analogowa, pierwotna jak rysunek, podążająca za wyobraźnią. Oryginalność i perfekcjonizm techniczny, walory artystyczne, a także wspólny mianownik w postaci druku i strategii graficznej łączą prace artystów z różnych stron świata i środowisk kulturowych. Różnorodne pod względem przekazu, od ekspresyjnych emocjonalnych portretów Rafaela Rodrigueza, zdobywcy Grand Prix, poprzez subtelne w wyrazie o delikatnej strukturze, klarowne i zdyscyplinowane prace Ulmam, czy optyczne iluzje i zanikanie Noordermer. Analizując nurty, widoczne stają się kompozycje obrazujące zmianę, płynną rzeczywistość, jej rozpad ku fragmentaryzacji formy, świadczące o postmodernizmie autorów. Z drugiej strony znajdujemy szereg prac o charakterze narracyjnym, ilustracyjnym, intymnym, zachęcających do refleksji. Co je łączy? Każda praca przyciąga widza do siebie poprzez drobne ślady, istotne szczegóły, opowieści pełne znaków i symboli, linii, plam, które na pierwszy rzut oka są niewidoczne, a zauważamy je poprzez bliższy kontakt z dziełem, kontemplację.

			Mieliśmy w Kielcach ekspozycję całego spektrum artystów euro- i orientalnego kręgu kulturowego, które dostarczyło nie tylko wrażenia artystyczne i estetyczne, ale umożliwiło poznanie szerokiej interpretacji wizji człowieka i współczesnej rzeczywistości.
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			Robert Creighton
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			Katri Ikavalko
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			Herman Noordermer
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			Teresa Frodyma
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			Magdalena Uchman

			 

		

		
			Fot. Oliwia Hildebrandt

			 

		

	
		
			 

			Weduty w bajkowych stylizacjach (Ryszard Prauss, „Polskie miasta i zamki”, Muzeum Narodowe), Izabela Łazarczyk-Kaczmarek

			 

		

		
			Wystawa „Polskie miasta i zamki” Ryszarda Praussa (1902-1955) w Muzeum Narodowym, to próba przypomnienia kielczanom akwarel malarza. Artysta pochodzący z Kielc, absolwent liceum im J. Śniadeckiego, następnie, po ukończeniu Szkoły Sztuk Pięknych, nauczyciel w kieleckich szkołach – Handlowej, Gimnazjum Żydowskim oraz Wojewódzkiej Szkole Rzemiosł Artystycznych, jeden z założycieli oddziału PSEP.

			 

		

		
			Ekspozycja prezentuje prace, na których możemy oglądać czterdzieści dwie miejscowości. Weduty te, potraktowane z zamiłowaniem do niemalże „bajkowej” stylizacji i koloru, pokazują widoki znane nam i dzisiaj. Uliczki, zaułki, znanych polskich miast namalowane, jakby wyjęte z opowieści dla dzieci, pokazują upodobanie artysty do jasnej „impresjonistycznej” kolorystyki. Malując akwarelą architekturę, zapisuje na papierze własne wrażenia na temat danego miejsca, wplatając weń niekiedy detal architektoniczny. Operuje światłem, chcąc wydobyć ciekawsze – jego zdaniem – fragmenty. Buduje atmosferę swobody, nierealności, co zdaje się być opozycją do czasu, w którym powstawały prace.

			Opatrzone niekiedy słowem „fantazja”, stanowią lekką aranżacje zastanych przez Praussa widoków, wydają się być jedynie pretekstem do własnych realizacji. Jak można sądzić prace te nie były przewidziane jako dokumenty, pozwalające na wierne odtworzenie detalu czy bryły architektonicznej. 

			Czasem, sięgając po monochromatyczną paletę, maluje wnętrza: gotyckie, średniowieczne, renesansowe, zapisując historyczne komnaty, zwraca uwagę na meble, aranżacje wnętrza. Sięgając po ołówek i papier odchodził od wrażeniowości i koloru, kierując się ku precyzji detalu i oddaniu prawdy historycznej, napełniając malowane miejsca nieco innym ładunkiem niż akwarele. Pełne zadumy, przygnębienia, a nawet pewnej monumentalności pokazują wszechstronność artysty. 

			Oglądając jednak wystawę nie sposób nie zwrócić uwagi na fakt, że jest ona zapisem pewnego czasu, zapisem przeszłości, której nie powinno się rozpatrywać w kontekście sztuki współczesnej. Jest to bowiem swoisty powrót do tego, co minęło, rodzaj historycznej dokumentacji tego, co Prauss stworzył, nie zaś nowe spojrzenie na wedutę i akwarelę.

			Marginalnie występujący wątek wojenny, nieliczne prace w różnych technikach, pokazujące głównie zniszczenia i żołnierzy, są kontrą dla wyżej wymienionych prac i jak można sądzić przywołaniem wątku patriotycznego w twórczości Praussa.

			Oglądając wystawę zadziwia sposób prezentacji prac. Tak jak już kiedyś wspominałam kolory ścian, sposób ukazania, różne w kolorze ramy i dekoracyjność podpisów, powodują chaos i odrywają widza od oglądanych dzieł. Szkoda również, że najciekawsze prace zostają niekiedy powieszone nad drzwiami i przeważnie niezauważane przez zwiedzających. Praca „Podpalenie domów przez żołnierzy niemieckich”, tak inna od pozostałych, pozwala w niewielkim stopniu na zauważenie ciekawszych epizodów w twórczości artysty. Umieszczenie jej jednak zbyt wysoko sprawia, że jest ona niekiedy pomijana przez zwiedzających.
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			Wrocław – kościół św. Krzyża VI

			akwarela papier, ok.1948?
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			Kazimierz w Krakowie – rynek z gotycko-renesansowym ratuszem, akwarela papier, 1955
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			Pińczów – synagoga

			akwarela papier, 1955
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			Chęciny – miasto i zamek

			ołówek papier, 1943

		

	
		
			 

			Teatr ducha (Stanisław Białogłowicz, „Theatrum spirituale”, Galeria „Dom Praczki”), Izabela Łazarczyk-Kaczmarek

			 

		

		
			Wystawa Stanisława Białogłowicza w kieleckiej Galerii Współczesnej Sztuki Sakralnej „Dom Praczki” to „Theatrum spirituale”. Sam artysta jest wychowankiem krakowskiej ASP – dyplom w pracowni profesora Wacława Taranczewskiego – obecnie pracuje na Wydziale Sztuki Uniwersytetu Rzeszowskiego, prowadzi Pracownię Form Otwartych na kierunku Sztuki Wizualne i Grafika.

		

		
			Artysta jest m.in. autorem realizacji sakralnych: „Apokalipsy” w kościele w Longburn Ostbewern w Niemczech, krzyża i witraża w Kaplicy Męczenników Polskich w Bazylice św. Jakuba i św. Agnieszki w Nysie. Sama wystawa prezentuje obrazy o często poruszanych w sztuce sakralnej motywach: Deesis, Chusta Weroniki, Ostatnia Wieczerza.

			Białogłowicz posługując się analogiami do ikony i charakterystyczną dla niej kompozycją, rozbudowuje obraz od środka ku jego krańcom. Operuje płótnem w tożsamy sobie sposób, nie nawiązując w oczywisty sposób do pisania ikon. Jego grupa „Deesis”, Chrystus Pantokrator na tronie, otoczony przez dwie osoby: Marię i Jana Chrzciciela – w swoich sumarycznych postaciach – stają się jedynie znakiem historii, która dzieje się w polach, „porozrzucanych”, niby od niechcenia w obszarze obrazu. W prostokątach tych czy kwadratach artysta zapisuje sytuacje określające tak naprawdę przedstawienie. W obrazie „Deesis” można zauważyć scenę przypominającą obraz „Pożegnanie powstańca” Artura Grottgera. Na wielu płótnach pojawia się również motyw talitu – żydowskiej chusty. Zazwyczaj będącej bezpośrednim nawiązaniem do św. Weroniki, bądź tylko elementem kompozycyjnym.

			Pomimo obrazów w tak oczywisty sposób religijnych, artysta stara się nawiązać również do samego człowieczeństwa. Pojawianie się, znanych artyście osób i osadzanie ich w religijnym kontekście sprawia wrażenie nobilitowania postaci oraz podkreślania ich indywidualnych cech, być może charakteru. Ciekawym zabiegiem jest wykorzystanie motywu sari. Rozciągnięte, niczym materiał swobodnie rozpięty, częściowo w powietrzu, okazuje bardziej abstrakcyjne spojrzenie artysty. Nakładające się na siebie geometryczne, niebieskie kształty, pozwalają na oderwanie się od religijnych kreacji malarza. Stanowiące samodzielne obrazy („Sari”), dopowiadają niekiedy postaci, równie sumaryczne jak w przypadku wszystkich pojawiających się na płótnach Białogłowicza. Tu do głosu „dochodzi” kolor. Operowanie kontrastami, nakładane niemal płasko farby, wydobywają swoją intensywnością przekaz obrazu, pozwalają znaleźć oku właściwy sposób „czytania”. Stosunkowo oszczędna paleta barwna, staje się znakiem charakterystycznym dla artysty.

			Wystawa „Theatrum spirituale”, jak można zauważyć, to spojrzenie artysty kierowane w głąb człowieka, ku jego zwyczajności, ale i duchowości. W pokazywanych „Obrazach ukrytych” i „Zapisach ukrytych” wbrew tytułom artysta odsłania, czasem przy pomoc znaków, człowieka. Najciekawszy obraz z serii „Zapisów ukrytych”, wiszący w niepozornym miejscu, nie na sali głównej, spowity w lekko malowane biele, ujawnia pełne delikatności i ulotności, inne spojrzenie artysty.
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			„ZNAKI OCZYSZCZENIA” (2007)

			olej, 162x100 cm
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			„DEESIS” (2013)

			olej, 120x140 cm

		

		
			Fot. Krzysztof Pisarek
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			Fot. Krystyna Białogłowicz

			 

		

	
		
			 

			Glina poezji (Katarzyna Handzlik, „Hommage a’L.2”, Galeria Uniwersytecka UJK), Marta Trechowska

			 

		

		
			W Galerii Uniwersyteckiej UJK w Kielcach prezentowano wystawę rzeźb ceramicznych Katarzyny Handzlik. Autorka jest bielszczanką, adiunktem w Zakładzie Rzeźby na Wydziale Artystycznym Uniwersytetu Śląskiego. Jej prezentacja zatytułowana „Hommage a’L.2” to próba zmierzenia się z poezją Bolesława Leśmiana.

			 

		

		
			Tworzywem artystki pozostaje nie tylko glina, ale również drewno, kamień. Jej prace przypominają mikro-instalacje, z powracającym leśmianowskim motywem pestki, jabłka, pustego naczynia jako symboli przemijania i śmierci. Rzeźby Katarzyny Handzlik, interpretujące lirykę twórcy „Dziejby leśnej” mogą śmiało znaleźć się na wystawie książki artystycznej, zacierają bowiem granice między tym co tradycyjne w rzeźbie, literaturą i jej plastycznym ekwiwalentem. 

			W katalogu towarzyszącym wystawie autorka napisała: Pestka jest niespodzianką, tajemnicą/ może być gorzka/ słodka, słodko-gorzka, kwaśna, słodka, cierpka/ […] Utwory Leśmiana to metaforyczne pestki…
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			„Napój cienisty” (55x35x35)
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			„Sen” (63x44x30)
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			„Słowa” (30x50x62)

		

		
			Fot. z archiwum organizatora

		

	
		
			 

			Z uśmiechem przez życie (Eryk Lipiński „Pamiętniki”), Martyna Musiał

			 

		

		
			Zygmunt Kałużyński we wstępie do „Pamiętników” Eryka Lipińskiego stwierdził, że autor miał kilka żyć. Czytając autobiografię słynnego rysownika, nie sposób oprzeć się wrażeniu, że to prawda. Historycznymi wydarzeniami, które przeżył i w których uczestniczył, odwiedzonymi miejscami, ciekawymi ludźmi, których spotykał, a także zajęciami i pasjami, mógłby z powodzeniem zapisać kilka życiorysów.
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			Eryk Lipiński

			Pamiętniki

			403 s. ; 25 cm

			Warszawa : Wydawnictwo Iskry, 2016
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			Eryk Lipiński był jednym z najbardziej znanych polskich karykaturzystów, ale również autorem grafik i plakatów, scenografem, konferansjerem, eseistą, satyrykiem i miłośnikiem sportu. Był inicjatorem pisma satyrycznego „Szpilki”, w którym publikowali swoje prace czołowi literaci i plastycy. Założył również Muzeum Karykatury w Warszawie, gdzie pracował jako kustosz.

			„Pamiętniki” to wspomnienia spisane po latach, już pod koniec życia. Zadziwia dokładność, z jaką autor przypomina sobie zdarzenia, nazwiska, a nawet adresy. Retrospekcje nie są chronologiczne, Lipiński uniknął jednak chaosu, porządkując je tematycznie.

			Opowiada więc o rodzinie – przodkach, koligacjach, rodowych legendach – w sposób iście kronikarski, sucho i niemal bez emocji, jednak przytaczając mnóstwo faktów. Wspomina swoje dzieciństwo w Moskwie i Warszawie, dorastanie, szkołę, pierwsze płatne prace, w końcu studia w Akademii Sztuk Pięknych. Przypomina o swoim zacięciu do sportu, i trudno nie zauważyć, jak bardzo jest dumny z własnych osiągnięć na tym polu. We wspomnieniach dotyczących drugiej wojny światowej opowiada o codziennym życiu w okupowanym kraju, o związanych z trudną sytuacją problemach finansowych, działaniach w charakterze fałszerza dokumentów, pobycie w obozie koncentracyjnym w Auschwitz i kilkukrotnych odsiadkach w więzieniu. Charakteryzuje również lata powojenne, szczególnie życie kulturalne. Przytacza mnóstwo anegdot i przygód dotyczących przyjaciół, wśród których znaleźli się m.in. Breza, Brzechwa, Gałczyński, Gombrowicz, Hłasko czy Tuwim. Sporo miejsca poświęca opisom żartów, które robił znajomym.

			Z „Pamiętników” wyłania się portret człowieka obdarzonego dużym poczuciem humoru (pozwalającym mu niejednokrotnie uniknąć kłopotów), który nawet w niesprzyjających okolicznościach stara się zachować dystans i uśmiech na twarzy. Kto wie, może właśnie dlatego tak bliskie były mu satyra i karykatura?

			Jedyne, czego brakuje we wspomnieniach samego autora, patrząc z perspektywy czytelnika, to szczegółów z życia prywatnego, rodzinnego. Lipiński zajmuje się głównie sferą zawodową, rozwijającą się karierą i dokonaniami w różnych dziedzinach twórczości czy sportu.

			„Pamiętniki” Lipińskiego są wznowieniem książki wydanej przed 30 laty, redakcja postarała się jednak o pewne dodatki niedostępne w przeszłości. Są to na przykład listy do żony, które autor pisał w czasie Powstania Warszawskiego. Wstawione są też niepublikowane dotąd zdjęcia rodzinne i kolorowe reprodukcje jego prac (plakatów i rysunków) oraz kalendarium życia i twórczości.

			 

		

	
		
			 

			FOTOGRAFIA

			Hermetyczny świat Mea Shearim (Gil Cohen-Magen, „W kręgu chasydów”, Muzeum Dialogu Kultur), Izabela Łazarczyk-Kaczmarek

			 

		

		
			Jak wiadomo chasydyzm jest żydowskim ruchem religijnym o mistycznym charakterze. Zdjęcia zaprezentowane na wystawie w Muzeum Dialogu Kultur to próba przybliżenia ich życia i obyczajowości dzięki fotografiom Gila Cohen-Magen. Pochodzący z Izraela fotografik zaintrygowany chasydami przez dziesięć lat podpatrywał ich życie zza obiektywu.

			 

		

		
			Jak dowiadujemy się z wystawy, początkowo nieufni, unikający zdjęć chasydzi pozwolili artyście wejść w swój hermetyczny świat. Wkraczając w uliczki izraelskiej dzielnicy Mea Shearim pokazuje Cohen-Magen jak żyją współcześni chasydzi. Pokazuje role kobiet, mężczyzn, dzieci w społeczności. Widzimy najważniejsze wydarzenia w ich życiu: ślub, wkraczanie w wiek męski, pielgrzymki, obchody różnych świąt. Zwraca uwagę odmienny podział ról społecznych, kobiet zajmujących się domem, dziećmi i pracą oraz mężczyzn spędzających czas głównie na czytaniu Talmudu i oddawaniu się praktykom religijnym.

			Życie kobiet i mężczyzn biegnie na innych płaszczyznach, oddzielone niemalże od siebie jak podczas modlitw czy spotkań. Fotografikowi udaje się uchwycić między innymi Święto Tu Bi-Szwat czyli Nowy Rok Drzew – spotkanie w czasie, którego spożywa się owoce drzew, chasydzkie wesele w Bnei Brak. W tradycji chasydzkiej małżeństwa dobierane są na zasadzie przeznaczenia. Zadaniem rodziców jest wybranie tej właściwej osoby. Ostatni posiłek przed postem Jom Kipur, Święto Purim czy też powszechnie znane Chanuka, to kolejne z odsłon chasydzkiego życia warte zauważenia i pochylenia się nad wielością i różnorodnością tego, co nas otacza chociażby na fotografii.
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			Niewidzialne Kielce (Krzysztof Zając, „Prima aprilis”, BWA Kielce), Paweł Chmielewski

			 

		

		
			Wystawa zdjęć „Prima aprilis” Krzysztofa Zająca w Biurze Wystaw Artystycznych inauguruje cykl „Foto-notatki na temat”.

			 

		

		
			Na temat prac prezesa Okręgu Świętokrzyskiego ZPAF (informuję dla porządku – „tu zaszła zmiana” – bo w większości rozmów muszę prostować, że tego stanowiska nie pełni już Andrzej Borys) najlepiej opowiedzą one same. Odbiorcom chciałbym – bardzo skrótowo – zwrócić uwagę na trzy elementy.

			Fotografie Krzysztofa Zająca zaliczyć należy – w szerokim ujęciu – do nurtu fotoreporterskiego. Przy czym nazwałbym je, roboczo „małymi obserwacjami”. Tematycznie możemy je powiązać z projektem „Niewidzialny Poznań”, realizowanym potem w Polsce jako „Niewidzialne miasto”, ukazującym drobne absurdy, udogodnienia (czasem surrealistyczne) tworzone przez „szarego obywatela” w przestrzeni miejskiej.

			Po trzecie – narzędziem do analizy tej fotografii nie powinna być, raczej, krytyka sztuki, ale semiotyka. Autor uchwycił – często żartobliwą – sprzeczność między umownym (ponadjęzykowym, międzykulturowym) znaczeniem przedmiotów i zjawisk, a ich znaczeniem skodyfikowanym, ustalonym w języku – jak podejrzewam przy pełnej nieświadomości twórców prezentowanych „sytuacji”. Dla przykładu – prześledźmy taką drabinkę semiotyczną jednego ze zdjęć – sklep i wiszące na jego ścianach wieńce odsyłają nas do znaczenia rytuału pogrzebowego (w całej kulturze europejskiej), napis nad witryną głosi „sklep sportowy”. Zderzenie umowności przedmiotu z kodem językowym tworzy ten groteskowy przekaz. Na poziomie metaforycznym moglibyśmy dalej drążyć i przywołać utarty zwrot: sport to zdrowie, który w kontekście tej fotografii spotęguje tylko surrealizm przekazu.
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			LITERATURA

			Imiona przyszłości (Roman Pawłowski „Bitwa o kulturę”), Michał Siedlecki

			 

		

		
			W ubiegłym roku na naszym rynku wydawniczym ukazał się tom „Bitwa o kulturę. #przyszłość” (2015) autorstwa Romana Pawłowskiego – publicysty, kuratora teatralnego, dramaturga oraz zastępcy dyrektora artystycznego Teatru Rozmaitości w Warszawie – który w sygnowanym przez siebie zbiorze prowadzi pasjonującą debatę z luminarzami polskiej nauki, literatury, muzyki, teatru, filmu, architektury i sztuki na temat wyzwań stojących przed rodzimą oraz światową kulturą u progu I połowy XXI wieku.
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			Roman Pawłowski

			Bitwa o kulturę. #przyszłość

			475 s. ; 21 cm

			Lublin : Teatr Stary ; Warszawa : Wydawnictwo Krytyki Politycznej, 2015
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			Tom „Bitwa o kulturę. #przyszłość” składa się z dwudziestu dwóch świetnych tekstów podejmujących wątek futurologii, w kontekście zmieniającego się dynamicznie oblicza naszej współczesnej kultury. Roman Pawłowski stwierdza już we „Wstępie” do swojej książki, że zamieszczone w niej prognozy prezentuje nie po to, by ewokować w kimś grozę przed przyszłością, lecz by uruchomić szerszą debatę społeczną na temat prawdopodobnych scenariuszy dla Polski, Europy oraz świata. Publicysta dodaje tu, że horyzontem badawczym, który wyznaczył wszystkim rozmówcom jest rok 2045. To – wedle niego – perspektywa dość bliska jak na futurologię, lecz zarazem odległa, jeżeli wziąć pod uwagę tempo przemian cywilizacyjnych oraz przyspieszenie technologiczne. Pawłowski wyznaje otwarcie rzecz następującą: Ustalając dystans czasowy na trzydzieści lat, chciałem, aby prognozy i przewidywania obejmowały aktywne życie zawodowe moich rozmówców i rozmówczyń, abyśmy snując fantazje, starali się wyobrazić w nich siebie.

			Wizje rozmówców Pawłowskiego są bardzo różnorodne i w wielu miejscach odkrywcze. Edwin Bendyk uważa tu na przykład, że dla Epikura godziwe (…) życie oznaczało miskę sera i dzbanek wody, nawet nie wina. I o to właśnie chodzi; zredefiniować potrzeby, które mówią, co znaczy żyć dobrze, i przenieść energię na relacje i na ich podtrzymywanie. Z kolei Ignacy Karpowicz twierdzi, że zdolność czytania ze zrozumieniem może się znowu okazać umiejętnością elitarną i jeżeli tak rzeczywiście będzie, to (…) trochę smutno, ale literatura przetrwa. Natomiast Krystian Lupa wypowiada się tutaj o teatrze jako o instytucji dramatycznie potrzebnej. Jej magiczny rytuał określa on mianem słowa TERAZ, którego nie zabije (…) nawet wykorzystanie nowych mediów. Zbigniew Libera największe zagrożenie dla współczesnej kultury upatruje tymczasem w marazmie. Maria Peszek nazywa zaś muzykę swoją utopią oraz światem pełnym idei. Horyzontem pragnień piosenkarki pozostaje idealna piosenka – talizman, (…) co w chwili zwątpienia możesz wyciągnąć z kieszeni i co przyniesie ci ukojenie albo doda siły.

			Prezentowany w tym miejscu zbiór Pawłowskiego traktuję jako lekturę obowiązkową dla wszystkich. Jego fundamentalne przesłanie to potencjalne imiona przyszłości naszej kultury – materialnego i duchowego dziedzictwa, którego namacalne oraz symboliczne oblicze tworzymy nieustannie każdego dnia.

			 

		

	
		
			 

			Z leksykonu potworów (Philip Short „Pol Pot”), Paweł Chmielewski

			 

		

		
			Jeszcze w czasach szkolnych, tuż po upadku muru berlińskiego, na lekcjach pod ławką, czytaliśmy Kosińskiego, Millera, Rotha. Wśród tych książek była jedna nietypowa – reportaż Wiesława Górnickiego „Bambusowa klepsydra” o zbrodniach Czerwonych Khmerów w Kambodży, napisany i wydany na początku lat 80.
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			Philip Short

			Pol Pot. Pola śmierci

			599 s. ; 24 cm

			Warszawa : Prószyński Media, 2016
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			Nikogo nie interesowało, że wpleciono tam całe akapity o wyższości komunizmu w wersji radzieckiej nad jego chińską odmianą. Porażającą nowością – przy której zbladły nawet literackie świadectwa sowieckiego gułagu – był beznamiętny opis pól śmierci, szwadronów dzieci mordujących przy pomocy foliowych torebek zaciskanych na głowie i rozpruwających brzuchy w poszukiwaniu ziarenek ryżu. Irracjonalnego szaleństwa, tworu jednego człowieka – Pol Pota – które pozbawia życia co czwartego mieszkańca Kambodży.

			Biografia – wydana w serii „Oblicza zła” (dotychczas ukazały się tomy dotyczące Stalina, Himmlera, Goebbelsa, Mussoliniego, Bormanna) – autorstwa Philipa Shorta, korespondenta BBC i „The Times”, ukazuje Saloth Sâra (ps. Pol Pot, Pouk, Hay, Wielki Wujek, Brat Numer Jeden, 87, Phem i 99) na tle historii Azji Południowo-Wschodniej drugiej połowy XX wieku. Podstawowy rys i fenomen kambodżańskiego autokraty, to tajemnica – wciąż enigmatyczny, na dalekim planie, trawiony obsesją podejrzliwości, doprowadził do perfekcji system, w którym (prawie) nikt o nikim nic nie wiedział. Terror „pól śmierci” pochłaniał setki tysięcy istnień, a dopiero rok po upadku Phnom Penh (1975) obywatele dowiedzieli się kto stoi na czele Czerwonych Khmerów. (Saloth Sâr był zachwycony, uchodząc za kogoś, kim nie był – bezimienną twarzą w tłumie).

			Widzimy kraj rozdarty między sprzeczne interesy Wietnamu, Tajlandii i Chin, malutki pionek w grze Stanów Zjednoczonych z ZSRR. Kraj, gdzie wojna domowa trwa nieprzerwanie od kapitulacji wojsk japońskich. Kraj, gdzie okrucieństwo nie jest niczym niezwykłym. Jest mistyczne, religijne (Pol Pot – być może to nie przypadek – uczęszczał również do szkoły przyklasztornej), oparte na wierzeniach pierwotnych – Przywódcy (…) nosili „kun krak” – „wędzone dzieci”, czyli zmumifikowane płody – jako amulety przeciw kulom wroga. Te pierwotne wierzenia, identyfikujące komunizm jako religijną sektę to pierwszy z fundamentów ideologii Czerwonych Khmerów. Drugim są paryskie lektury Pol Pota i jego kolegów stypendystów – Stalin, Kropotkin i podziw dla „nieskalanej czystości działań Robespierre’a”.

			Zanim jednak Pol Pot decyduje o „końcu historii” i „końcu pieniądza, handlu, cywilizacji miejskiej i człowieka jako jednostki” obserwujemy dogorywanie, dekadencję i zaniechanie rządów Lon Nola i księcia Norodoma Sihanouka. Ten schyłek zadowolonych, dufnych – gdy przestaje rządzić „mafia”, a zaczyna „sekta” – przywołuje skojarzenie z ostatnim rokiem irańskiego szacha w reportażu Ryszarda Kapuścińskiego. Short – rzucając mistrzowsko – historię jednego człowieka na panoramę dziejów, pokazał kto zrodził, wychował i współtworzył czteroletni okres dyktatury Pol Pota. 

			Najbardziej enigmatyczny, być może najokrutniejszy dyktator schyłku dwudziestego stulecia, był – nawet po upadku – bezkarnym, podejmowanym w stolicach sąsiednich państw „mężem stanu”. Oddając się lekturze „Paris Match” rozdawał karty w Kambodży jeszcze przez dwadzieścia lat. Dlaczego nigdy nie stanął przed sądem (proces wytoczony przez towarzyszy pięć miesięcy przed śmiercią był farsą)? Autor, korzystając z dokumentów, stenogramów i kilkuset godzin relacji naocznych świadków, pokazuje, że odpowiedź jest brutalna, cyniczna, ale brzmi – geopolityka.

			 

		

	
		
			 

			Dokąd zmierza film znad Wisły? (Darek Foks „Historia kina polskiego”), Dominik Borowski

			 

		

		
			Wystarczy sięgnąć do programu telewizyjnego albo do repertuaru multiplexu, aby przekonać się, jak dużo pojawia się filmów zagranicznych, a jak niewiele polskich. Każdy z nich jest zawsze krótko streszczony i przypisany do określonego gatunku. Może się wydawać, że mamy bardzo urozmaicone kino, od dramatu obyczajowego po horror i science fiction. Czy tak jest naprawdę?
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			Darek Foks

			Historia kina polskiego

			77 s. ; 20 cm

			Wrocław : Biuro Literackie, 2015

			821.162.1-3

			 

		

		
			Na postawione pytanie odpowiada nam najnowsza książka Darka Foksa zatytułowana „Historia kina polskiego”. Tytuł może budzić błędne skojarzenia z pracą naukową, która przedstawia dzieje polskiej kinematografii. Tak jednak nie jest. Tekst Foksa staje się raczej zbiorem refleksji nad jakością, stylem i modelem polskiego filmu.

			Zapoznanie się ze spisem treści wywołuje wrażenie, że w książce znajdziemy bardzo wnikliwe opinie. W tytułach poszczególnych rozdziałów pojawiają się różnorodne terminy z zakresu teorii filmu, jak chociażby światło, ujęcie czy dźwięk. To jednak kolejna gra z czytelnikiem, która z pewnością podnosi zainteresowanie tekstem. W głowie pojawia się pytanie: Co o kinie powie nam Darek Foks?

			I tutaj kolejna niespodzianka. Każdy rozdział ma formę wywiadu prowadzonego z reżyserem filmowym. Rozmowa w poszczególnych częściach ma dokładnie identyczny schemat. Jej głównym tematem staje się gwałt, jakiego dokonał reżyser. Padają te same pytanie i bardzo podobne odpowiedzi. W pierwszym momencie może się to wydać niezrozumiałe. Jeśli jednak skupimy się na użytej figurze powtórzenia, poznamy ocenę kina. W polskich filmach jest mało oryginalności, dominuje powielanie znanych schematów. Czasami dochodzi do zapożyczeń pomysłów od innych (opisanych jako gwałty?), które niewiele zmieniają. Pojawia się tutaj zatem jednoznaczna krytyka polskiej kinematografii.

			Warto jeszcze zwrócić uwagę na umieszczone w „Historii kina polskiego” zdjęcia. Nie są to zwykłe fotografie. Pojawia się na nich postać ludzka z psim łbem. Być może pies staje się wskazówką interpretacyjną, ponieważ niekiedy przypisuje mu się negatywne znaczenia. 

			Przed najbliższym seansem filmowym warto zapoznać się z opinią Foksa. I odpowiedzieć sobie, czy rzeczywiście polskie filmy „schodzą na psy”? A może to tylko prowokacja autora?

			 

		

	
		
			 

			Słowo wśród innych słów (Światowy Dzień Poezji w PBW), Małgorzata Angielska

			 

		

		
			W Pedagogicznej Bibliotece Wojewódzkiej w Kielcach 21 marca (Światowy Dzień Poezji) odbyło się seminarium: „Wyrecytować, czyli zobaczyć słowo wśród innych słów – przygotowanie ucznia do recytacji i organizacja konkursu recytatorskiego”.

			 

		

		
			Poprowadziła je Joanna Piasta-Siechowicz, autorka publikacji „Liryka: uniwersalne wzory do opanowania umiejętności polonistycznych”. Patronat nad wydarzeniem objęły: Stowarzyszenie Nauczycieli Polonistów Oddział Świętokrzyski (przewodnicząca Beata Zdybiowska), Wydawnictwo Pedagogiczne ZNP (prezes Kinga Stelmach), Samorządowa Szkoła Podstawowa im. Wandy Łyczkowskiej w Ostojowie (dyrektor Joanna Piasta-Siechowicz) oraz Pedagogiczna Biblioteka Wojewódzka w Kielcach (dyrektor Urszula Salwa). Prelegentkami były Joanna Piasta-Siechowicz, Małgorzata Angielska – recytatorka, rozwijająca swój warsztat i umiejętności w Grupie Teatralnej „Antyrama” przy Wojewódzkim Domu Kultury w Kielcach (opieka artystyczna: Hubert Guza, reżyser), a także Beata Zdybiowska. Zaprezentowały one właściwy sposób pracy z tekstem i uczniem, zwróciły szczególną uwagę na elementy techniczne: odpowiednio dobrany do percepcji repertuar, umiejętności i wrażliwości ucznia, ćwiczenia oddechowo-emisyjne, impostację głosu, kreatywne myślenie, różne metody interpretacyjne oraz strój (istotne jest, aby dziecko czuło się dobrze we własnym ubraniu). Jedna z prelegentek podkreśliła, że ważnym jest, aby unikać zbędnych rekwizytów, biżuterii, które przeszkadzają jurorom w odbiorze prezentacji. Dokonano wspólnej analizy i interpretacji wierszy „Dzieciństwo” Leopolda Staffa, „Kałużyści” Danuty Wawiłow i „Do moich uczniów” ks. Jana Twardowskiego.

			Równocześnie z seminarium otwarto dwie wystawy: „Poezja Julii Hartwig w twórczości plastycznej uczniów Zespół Państwowych Szkół Plastycznych w Kielcach” i „Poezja na lekcjach”. Na pierwszą złożyły się prace nagrodzone, wyróżnione i zakwalifikowane do VIII edycji Ogólnopolskiego Konkursu Plastycznego „Pudełko zwane wyobraźnią”, wykonane przez uczniów Zespołu Państwowych Szkół Plastycznych im. Józefa Szermentowskiego w Kielcach. Drugą część prezentacji stanowiły publikacje Julii Hartwig ze zbiorów biblioteki: dzienniki, tomy poezji, utwory dla dzieci, przekłady, monografie, wywiady, wstępy, przedmowy i posłowia, przykładowe artykuły w czasopismach (np. Kieleckie od strony Pińczowa, „Nowa Kultura”, 1952, nr 31), a także pozycje dotyczące życia i twórczości poetki.

			Julia Hartwig to poetka, eseistka, tłumaczka literatury pięknej z języka francuskiego i angielskiego. Urodziła się 14 sierpnia 1921 r. w Lublinie. Jej wczesne utwory, utrzymane w poetyce snu czy gier wyobraźni, stopniowo przechodzą w lirykę osoby „doświadczonej przez życie”, której wrodzona i nabyta wiedza promieniuje mądrością, spokojem i wyciszeniem. Poetyka twórczości Hartwig opiera się na niekończących się sprzecznościach, które z pewnością były dobrą inspiracją dla młodych artystów biorących udział w konkursie.

			Pomysłodawcami takiego połączenia seminarium i wystaw byli pracownicy Pedagogicznej Biblioteki Wojewódzkiej w Kielcach, Marta Boszczyk i Łukasz Kwiecień.

			Wartym uwagi jest, że 30 kwietnia w WDK w Kielcach odbyły się eliminacje wojewódzkie do najważniejszego konkursu na mapie ruchu amatorskiego – 61. Ogólnopolskiego Konkursu Recytatorskiego. Imprezie towarzyszyły warsztaty z poezji śpiewanej, które poprowadziła Olga Chrzan, absolwentka PWST we Wrocławiu i pedagog wokalu w Pałacu Młodzieży w Katowicach, logopedyczne (prowadzone przez autorkę tekstu). Etap centralny odbędzie się w Ostrołęce w czerwcu.
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			Anna Jasińska (II miejsce)
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			Julia Broniś (III miejsce)

			 

		

	
		
			 

			ANTROPOLOGIA/FILOZOFIA

			Podróże po popkulturze i odkrywanie fantastyki (Piotr Jezierski „Wektory wyobraźni”), Martyna Musiał

			 

		

		
			Kto w dzieciństwie nie marzył o dalekich podróżach i wspaniałych przygodach? W realnym świecie zwykle nie było to możliwe, jednak od czego jest wyobraźnia? Takie wędrówki bywały nawet bardziej fascynujące, w świecie marzeń nie ma przecież ograniczeń. Na pomoc przychodziły teksty z nurtu fantastyki.
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			Piotr Jezierski

			Wektory wyobraźni. Przekraczanie granic w tekstach kultury popularnej

			191 s. ; 20 cm

			Gdańsk : Wydawnictwo Naukowe Katedra, 2014
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			Piotr Jezierski, autor „Wektorów wyobraźni”, przekonuje, że – wbrew temu, co mogą sądzić niektórzy – fantastyka to nie tylko płaskie opowieści służące rozrywce, chociaż niewątpliwie jest to w jej przypadku ważna funkcja. Również starsi odbiorcy mogą czerpać z niej przyjemność, a nierzadko dzieła w jej obrębie, pomimo pewnej wpisanej w gatunek schematyczności, potrafią skłaniać do rozważań na temat egzystencji i otaczającego nas świata.

			Na książkę składają się eseje poświęcone kierunkom, w jakich zmierza science fiction. Autor „bierze na warsztat” literaturę, filmy i gry komputerowe. To przegląd kilkudziesięciu tekstów, stosunkowo krótki, dlatego też dosyć wybiórczy. Jezierski nie ukrywa, że wybrał te utwory, które były dla niego ważne i w jakiś sposób go kształtowały, dlatego nie potrafi być wobec nich całkowicie obiektywny. Na ich przykładzie pokazuje cztery drogi, którymi może podążać fantastyka naukowa, przekraczając granice dostępne dla współczesnego człowieka. 

			Pierwszym limitem jest technologia. Dzięki fantastyce wirtualne uniwersum może stać się tutaj całkowicie autonomiczną rzeczywistością, bądź mieszać się z realnym życiem. Przełamanie granicy czasu i przestrzeni pozwala tworzyć alternatywne historie Ziemi i wizje posthumanistycznej przyszłości. Dzięki pokonaniu bariery, jaką jest ludzki umysł, twórcy mogą pokazać odmienne stany świadomości. Z kolei przekroczenie granicy życia i śmierci umożliwia bohaterom wędrówki po zaświatach – krainie umarłych – w poszukiwaniu nieśmiertelności. 

			Jezierski wplata w swoje rozważania sporo rozbudowanych dygresji. Kultura popularna miesza się tu z teoriami fizyki kwantowej, opowieściami o badaniach naukowych, czy nawet o narkotykach. 

			Czytelnik nie będący wiernym fanem science fiction, gdy sięgnie po „Wektory wyobraźni”, może się dowiedzieć wielu ciekawych rzeczy o gatunku. Trzeba jednak pamiętać, że jest to zaledwie wstęp do kilku zagadnień związanych z tym rozbudowanym tematem, który – w co wierzę – zachęci do dalszego odkrywania świata fantastyki.

			 

		

	
		
			 

			KOMIKS

			Frywolne zabawy z mitologią (Joann Sfar, Christophe Blain „Sokrates półpies”), Artur Wabik

			 

		

		
			Tytułowy bohater komiksu Joanna Sfara i Christophe’a Blaina „Sokrates Półpies” jest psem Heraklesa, syna Zeusa, który wedle mitologii był półbogiem. Sam zaś wywodzi swój rodowód od psa Zeusa, co w jego mniemaniu czyni go półpsem – w połowie psem, a w połowie filozofem.
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			Sokrates – półpies, scenariusz Joann Sfar, rysunki Christophe Blain, Audré Jardel, Clémence Sapin ; tłumaczenie Wojciech Birek

			148 s. ; 29 cm

			Warszawa : Wydawnictwo Komiksowe, 2015

			821.133.1-91

			 

		

		
			Choć uważa się za wnikliwego obserwatora i znawcę ludzi, częściej do głosu dochodzi jego psia natura, która każe mu spać, szczekać lub biegać w kółko bez wyraźnego celu. Ze zwykłych psich zajęć unika w zasadzie tylko aportowania, które najwyraźniej uważa za uwłaczające. Jak każdy pies kocha swego pana i nie ustaje w wysiłkach, aby uczynić z niego subtelnego filozofa. Herakles jednak woli męskie opowieści z akcją, bijatykami i miłością w tle, a psa najchętniej wykorzystuje do wyrywania dziewczyn.

			„Sokrates Półpies” zaczyna się dosyć niewinnie. Przemądrzały zwierzak początkowo przypomina nieco swojego kuzyna, „Kota Rabina”, który też potrafi mówić i ma skłonności do filozofowania. Na tym jednak kończą się podobieństwa, a oba tytuły autorstwa Joanna Sfara należy raczej stawiać na dwóch krańcach półki. O ile w „Kocie Rabina” na pierwszy plan wysuwają się rozważania filozoficzne i teologiczne, o tyle głównym tematem „Sokratesa Półpsa” jest człowiek i jego emocjonalność. W miarę rozwoju fabuły pojawia się coraz więcej wątków erotycznych, a całość skręca w kierunku komedii. Trzeba przyznać, że czyta się to doskonale, zaś rysunki Christophe’a Blaina wnoszą ożywczy powiew do narracji Sfara.

			Pomimo, że fabuła „Sokratesa Półpsa” osadzona jest w antycznym sztafażu, to psie obserwacje są zaskakująco aktualne i z powodzeniem można odnosić je do czasów współczesnych. Trzeba jednak pamiętać, że helleńska wizja miłości jest dosyć frywolna i może nie przystawać do obowiązującej w Polsce katolickiej obyczajowości. Na wszelki wypadek napiszmy to wyraźnie: komiks jest skierowany do czytelników dorosłych. Niektóre dialogi mogą okazać się ryzykowne także w innych kręgach. Uległość dostarcza nam wstydliwej, ale bardzo intensywnej rozkoszy – deklaruje w imieniu wszystkich kobiet jedna z bohaterek komiksu. Nie jestem pewien, co na to powiedzą feministki. Za to wraz z pojawieniem się w opowieści Odyseusza ubaw będą mieli wszyscy geje.

			Wydany przez „Wydawnictwo Komiksowe” album zbiera trzy pierwsze tomy przygód Sokratesa, wydane pierwotnie na rynku frankofońskim przez wydawnictwo „Dargaud” w latach 2002-2009. Mniej więcej w tym samym czasie Joann Sfar pracował intensywnie nad pierwszymi pięcioma tomami serii „Kot Rabina” (2002-2006). Wydaje się więc, że „Sokrates Półpies” miał być pierwotnie humorystyczną odskocznią od słynnego tytułu, zaś dopiero z czasem wyewoluował w osobny byt. Przypuszczam, że punktem wyjścia do scenariusza były ścinki dialogów kota, zbyt kąśliwych, aby Sfar mógł zamieścić je w głównej serii. Z pomocą przyszedł mu wieloletni przyjaciel, Christophe Blain (m. in. „Kroniki Dyplomatyczne”), który podjął się rysowania Sokratesa.

			 

		

	
		
			 

			PUNKTY DYSTRYBUCJI

			 

		

		
			Baza Zbożowa

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

			 

			Urząd Miasta Kielce

			(Rynek 1)

			 

			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)

			 

			Teatr Lalki i Aktora „Kubuś”

			(ul. Duża 9) 

			 

			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) 

			 

			Pedagogiczna Biblioteka Wojewódzka w Kielcach

			(ul. Jana Pawła II 5) 

			 

			Filie Biblioteki Pedagogicznej

			(Busko-Zdrój, ul. Armii Krajowej 19; Jędrzejów, ul. 11 Listopada 37; Kazimierza Wielka, ul. Partyzantów 29; Końskie, ul. Zamkowa 5; Opatów, ul. Słowackiego 54; Ostrowiec Świętokrzyski, os. Ogrody 26; Pińczów, ul. Nowy Świat 3, Sandomierz, ul. Sokolnickiego 4 i 6;  Starachowice, ul. Kościelna 30; Staszów, ul. Piłsudskiego 7, Włoszczowa, ul. Wiśniowa 10)

		

	
		
			 

			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 ZPA

			P „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

			 

		

		
			Magazyn wydano dzięki wsparciu

			finansowemu Urzędu Miasta Kielce

		

		
			[image: 46231.png]
		

		
			[image: foto5.png]
		

		
			[image: 46280.png]
		

		
			[image: 60_01reklama_krytyka%20polityczna.psd]
		

		
			[image: 11_01Biuro%20Literackie__reklama.psd]
		

		
			[image: 11_02projektor%20MG_1.psd]
		

		
			[image: 42196.png]
		

	
		
			 

			W NASTĘPNYM NUMERZE

			street art

		

		
			[image: 42135.png]
		

	OEBPS/image/44_04_litho kielce (30_fmt.jpeg





OEBPS/image/52_01_W kręgu chasydów_fmt.jpeg





OEBPS/image/52_03_W kręgu Chasydów_fmt.jpeg





OEBPS/image/12_22_fmt.jpeg





OEBPS/image/59_01sokrates_okladka_fmt.png
SORQATES

poligs






OEBPS/image/r2_3_05_Kot_rysunek_fmt.jpeg





OEBPS/image/r2_3_09_Wystawa_Michal_fmt.jpeg
n%
P.W)
.





OEBPS/image/58_01_181630_fmt.jpeg





OEBPS/image/10_17_czas_mierzony_sz_fmt.jpeg





OEBPS/image/42_07_EDO___010_fmt.png





OEBPS/image/projektor_okladka_18.jpg
Oro
i J e k
tor

f






OEBPS/image/35_05_IMG_0817_fmt.jpeg





OEBPS/image/foto5_fmt.png
GLOBAL PLUS

Biuro Rachunkowo-Audytorskie
s

Keigcowosé
- DORADZTWO PRAWNO-GOSPODARCZE -
- DOFINANSOWANIA -

W Warsaka 1o ok 5
ey

beepgioballuscom.pl.





OEBPS/image/38_01_37GFF_cyfra_fmt.jpeg
=l 3R e
B ] -
@ I =





OEBPS/image/r2_3_04_ceramika_oleks_fmt.jpeg





OEBPS/image/10_10_10p_fmt.jpeg





OEBPS/image/12_19_W pustyni i w pu_fmt.jpeg





OEBPS/image/23_01_fmt.png





OEBPS/image/18_03_01001451_fmt.jpeg





OEBPS/image/32904.png





OEBPS/image/29_01bloodiest_fmt.jpeg





OEBPS/image/42_06_EDO___001_fmt.png





OEBPS/image/03_02_kielce_swieto_28_fmt.jpeg





OEBPS/image/42135.png
& projektor






OEBPS/image/03_05_Pomnik Karski Ki_fmt.jpeg





OEBPS/image/42_02_ASS___008_fmt.jpeg





OEBPS/image/34_01_fot_Bartek_Warze_fmt.jpeg





OEBPS/image/43_02DSC_0303_fmt.jpeg





OEBPS/image/01_pawel_fmt.png





OEBPS/image/30_07_Łk_fot_Bartosz_Kr_fmt.png





OEBPS/image/44_11_nagrodas honorowa_fmt.png





OEBPS/image/r2_3_06_modele_oleksia_fmt.jpeg





OEBPS/image/36_01_kurosawa-yohei_fmt.jpeg





OEBPS/image/34_02_fot_Bartek_Warze_fmt.jpeg





OEBPS/image/12_11_ozga_Quo vadis_fmt.jpeg





OEBPS/image/57_01_miejsce II –   A_fmt.jpeg





OEBPS/image/03_06_Sienkiewicza_dep_fmt.jpeg





OEBPS/image/44_07_litho kielce (43)_fmt.png





OEBPS/image/03_01_15 metrowa artys_fmt.jpeg





OEBPS/image/54_01_fmt.jpeg
S

Vauak savivmie k/

#przy
sztos¢é

Bitwa o kulture






OEBPS/image/57_02_miejsce III –  J_fmt.jpeg





OEBPS/image/51_01_fmt.jpeg





OEBPS/image/11_02projektor MG_1_fmt.png





OEBPS/image/38_09_DSC04943_fmt.jpeg





OEBPS/image/30_02_II_Konkurs_ATELI_fmt.jpeg





OEBPS/image/40_07_okładka jednego _fmt.jpeg





OEBPS/image/55_01Pola.smiercimin_fmt.jpeg





OEBPS/image/08_01_fmt.jpeg
E wiek kleski






OEBPS/image/43_01DSC_0249_fmt.png





OEBPS/image/53_01_Krzysztof Zając__fmt.jpeg





OEBPS/image/r1_4_06Kabaret Bez Pró_fmt.jpeg





OEBPS/image/44_08_litho kielce (51_fmt.jpeg





OEBPS/image/53_04_Krzysztof Zając__fmt.jpeg
Mll‘lﬂ‘l‘ ;
AN IE B
—  HEmn
LT






OEBPS/image/26_02_Atlas Motyli_Kon_fmt.jpeg





OEBPS/image/32_04_WWW_fot_Bartek_W_fmt.jpeg





OEBPS/image/38_07_DSC04938_fmt.jpeg





OEBPS/image/18_05_plakat_potop_tea_fmt.jpeg





OEBPS/image/10_11_11p_fmt.jpeg





OEBPS/image/53_02_Krzysztof Zając__fmt.jpeg





OEBPS/image/10_05_5p_fmt.jpeg





OEBPS/image/42_05_ASS___018_fmt.jpeg





OEBPS/image/29_01King Lizard_fmt.jpeg





OEBPS/image/32_03_WWW_fot_Bartek_W_fmt.jpeg





OEBPS/image/53_03_Krzysztof Zając__fmt.jpeg





OEBPS/image/r2_3_08_Wybraniec_Stefa_fmt.png





OEBPS/image/r2_3_02_Barbarzyńcy_St_fmt.jpeg





OEBPS/image/35_02_IMG_0674_fmt.jpeg





OEBPS/image/48_01_DSC00498_fmt.jpeg





OEBPS/image/07_krzyzacy plyta okla_fmt.jpeg





OEBPS/image/48_02_DSC00527_fmt.jpeg





OEBPS/image/56_01darek-foks_fmt.jpeg
HISTORIA
KINA
POLSKIEGD

DAREK FOKS






OEBPS/image/50_02_sen_fmt.jpeg





OEBPS/image/37_01_fmt.jpeg





OEBPS/image/18_04_01170371_fmt.jpeg





OEBPS/image/42196.png
Najwiekszy
wybor,
najniisze
ceny!

2xw Kielcach!

> ul. Radomska 8
» Galeria KORONA Kielce ===






OEBPS/image/28_01Okładka MWQ_fmt.jpeg





OEBPS/image/r1_4_05_Wystawa ST Zen_fmt.jpeg





OEBPS/image/35_01_IMG_0636_fmt.jpeg





OEBPS/image/42_04_ASS___015_fmt.jpeg





OEBPS/image/12_23_fmt.jpeg





OEBPS/image/27_01_SIE okladka_fmt.jpeg





OEBPS/image/26_01_Atlas Motyli Kon_fmt.jpeg





OEBPS/image/49_02_ZNAKI OCZYSZCZEN_fmt.jpeg





OEBPS/image/60_01reklama_krytyka po_fmt.png





OEBPS/image/25_02Wh6a1081_20160426_fmt.jpeg





OEBPS/image/46_03_DSC04896_fmt.png





OEBPS/image/22_01stas i nel okladka_fmt.png
Woksl
W PUSTYNI

W e v pniiei





OEBPS/image/49_01_DEESIS, olej, 12_fmt.jpeg





OEBPS/image/12_12_Podroznik Sienki_fmt.jpeg





OEBPS/image/12400.png





OEBPS/image/30_01_II_Konkurs_AKT_f_fmt.jpeg





OEBPS/image/12_03_Grecka okładka o_fmt.jpeg





OEBPS/image/40_05_Joannis Abbatis _fmt.jpeg





OEBPS/image/18_01_1-F-2480-1009_fmt.jpeg





OEBPS/image/52_02_W kręgu chasydów_fmt.jpeg





OEBPS/image/06_01_Sienkiewicz z inn_fmt.png





OEBPS/image/30_06_Łk_fot_Bartosz_Kr_fmt.png





OEBPS/image/logoprojektor_fmt.jpeg
proje@gr





OEBPS/image/46_04_DSC04903_fmt.jpeg





OEBPS/image/r2_3_03_ceramika oleks_fmt.jpeg





OEBPS/image/10_01_1p_fmt.jpeg





OEBPS/image/24_01_fmt.png
Waslen F et

MIEDZY KULTURA.
ARFLIGIA

OPLRACHE WO K
i
AFGANISTANIE






OEBPS/image/46231.png





OEBPS/image/09_01O zaglobie_okladka_fmt.png





OEBPS/image/12_05_Krzyzacy_wegiersk_fmt.png





OEBPS/image/12_16_Quo vadis_wloski_fmt.jpeg





OEBPS/image/42_01_ASS___007_fmt.jpeg





OEBPS/image/40_02_DSCF2978_fmt.jpeg





OEBPS/image/30_03_II_Konkurs_REBELI_fmt.png





OEBPS/image/35_04_IMG_0776_fmt.jpeg





OEBPS/image/50_03_słowa_fmt.jpeg





OEBPS/image/46_01_DSC04873_fmt.jpeg





OEBPS/image/03_04_Pomnik Henryka S_fmt.jpeg





OEBPS/image/46280.png





OEBPS/image/r2_3_10_Zespol DNA fot _fmt.png





OEBPS/image/12_10_Ogniem i mieczem__fmt.png





OEBPS/image/r2_3_07_Wh5a0239_20160_fmt.jpeg





OEBPS/image/r1_4_04_Warsztaty foto_fmt.jpeg





OEBPS/image/50_01_napój cienisty_fmt.jpeg





OEBPS/image/35_03_IMG_0685_fmt.jpeg





OEBPS/image/11_01Biuro Literackie__fmt.jpeg
do kupieniaw ksiggarniach
poczjem.pl

Poretatysty
wiichu mlodziency,





OEBPS/image/r2_3_01_aversja_01_Szn_fmt.jpeg





OEBPS/image/42_08_EDO___013_fmt.png





OEBPS/image/32_01_FORMA-BARWA-FAKT_fmt.jpeg





OEBPS/image/18_02_00900325_fmt.jpeg





OEBPS/image/44_10_Nagroda BWA Magd_fmt.jpeg





OEBPS/image/12_01_Baranowski_w pus_fmt.jpeg





OEBPS/image/21_01dobrze_sie_mysli_l_fmt.png
Dobrze
sie

mysii
literaturq





OEBPS/image/46_02_DSC04884_fmt.png





OEBPS/image/25_01Wh4a9445_20160415_fmt.jpeg





OEBPS/image/38_03_a need for reali_fmt.jpeg
o Need For 2

Y29 1l

P





