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			OD WYDAWCY
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			Paweł Chmielewski

			 

		

		
			 Władysława Strzemińskiego z łódzkiej spółdzielni spożywców w profetycznych „Powidokach” Andrzeja Wajdy wbija w podłogę. Najbardziej konsekwentny z polskich malarzy i teoretyków sztuki XX wieku – w opisie swych wrogów oraz małych, obojętnych widzów – zostaje sprowadzony do roli ślimaka z monumentalnej „Pamięci” Pétera Nádasa. Beznamiętnie oceniane przez badacza Köhlera mięczaki, zmielone z papryką, skropione żrącą cytrynką i octem, lądują na talerzach uradowanych zdobywców, w jednym z rządowych kurortów. Opis ich bezradnej wrażliwości i uporczywego trwania, to metafora życia outsiderów, którym już nie pomaga znajomość z Chagallem, Malewiczem i Rodczenką. Ściany pierwszej na świecie galerii sztuki nowoczesnej zostają zamalowane, „Teoria widzenia” zakazana. Skorupy ślimacze trzaskają w zębach.

			W swym wzniosłym, tragicznym uporze, przypomina Strzemiński węgierskich prozaików. Skazani na hermetyczne grono odbiorców abstrakcyjnie trudnego języka – czasem dzięki przekładom – wskazują na planktonową miałkość literatury wielu innych narodów. Przy pozornym bogactwie polskich tekstów teatralnych, dramaty historyczne György’ego Spiró, pełne egzystencjalnej satyry i namysłu nad losem artysty, czy – niedościgła w ocenie ludzkiej kondycji czasów postpostsocjalizmu – „Portugalia” Zoltána Egressy’ego, zdają się dziełami z innej planety.

			To przekleństwo niezrozumiałego języka i literatury małych narodów, dotyka przecież islandzkiego mistrza kryminału Arnaldura Indriðasona, który wytrzymuje porównania z ojcem komisarza Maigreta, Georgem Simenonem. „Jezioro” Indriðasona to nic innego jak wzorcowy przykład polityczno-historycznego thrillera, z którym próbują się zmierzyć autorzy polskich filmów  i powieści.

			To mroźny krajobraz, zaludniony przez trolle i niespokojnych włóczęgów, zlepiony z dzikich molekuł. Mógłby być światem lirycznych pieśni brytyjskiego barda Richarda Dawsona, który w swych dygresjach o kosmosie i midichlorianach, nagle wskoczy na telewizyjny Parnas i stanie się czternastym Doktorem Who. Peryferia, odrzucenie, zapomnienie i niechęć, obcość i czasem cenzura, kreują arcydzieła.

			Nieprzystawalność do współczesności pełnej cyfrowych gadżetów, reklamy, konsumpcyjnych świątyń, to jednak los zwyczajnych ludzi. Skrzywdzonych i poniżonych, nieobecnych w scenografii konceptualnych apartamentów. Opowieść o nich – tu podrzucę jedną z najnowszych: „Ja, Daniel Blake” Loacha – może być tym cudownym rozbłyskiem geniuszu świata. Powodem, dla którego niemożliwa jest historia sztuki bez Strzemińskiego, a polski film nie zdobędzie canneńskiej Złotej Plamy. Nie tylko z powodu odwiecznych problemów z dźwiękowcami.

			 

		

	
		
			 

			TEMAT NUMERU: KONSUMPCJA/FESTIWALE

			Myślenie przeciw „produktom kultury” („Ścięgna konsumpcyjne. Próby z kulturoznawstwa krytycznego”), Piotr Kletowski

			 

		

		
			Bardzo rzadko na polskim rynku wydawniczym, specjalizującym się w publikacjach sensu stricte naukowych, ukazują się pozycje, które – mimo swojego naukowego obostrzenia – godne są polecenia szerszej publiczności, nieprzyzwyczajonej do specjalistycznego żargonu.

			 

		

		
			 „Ścięgna konsumpcyjne. Próby z kulturoznawstwa krytycznego”, pod redakcją Wojciecha Jerzego Burszty i Mariusza Czubaja, będąca owocem pracy zespołu kulturoznawców z Uniwersytetu Szkoły Wyżej Psychologii Społecznej w Warszawie, przekracza granice hermetycznej, naukowej narracji – i choć miejscami trudna w lekturze dla nieobeznanego z antropologią kulturową i kulturoznawstwem czytelnika – stanowi jednak wspaniałe kompendium wiedzy na temat współczesnej kultury poddanej presji neoliberalnych mechanizmów ekonomicznych.

			Kultura, jak opisują to ze swadą autorzy tekstów pomieszczonych w tomie, staje się – jak inne elementy „krajobrazu kapitalistycznego świata” – towarem. O reifikacji i „utowarowieniu” kultury pisali jeszcze u progu mającej nastać epoki powszechnego konsumeryzmu Frankfurtczycy, z Adorno i Horkhaimerem na czele, ale dopiero dziś widać, jak dobra kultury, zwanej jeszcze nie tak dawno „duchowymi”, stają się jeszcze jednym towarem „do wyjęcia” w gigantycznym shopping-mallu współczesnej, neoliberalnej rzeczywistości. I właśnie by rozpoznać tę sytuację, ale i w jakimś sensie skutecznie jej przeciwdziałać, występują naukowcy, dokonujący szczegółowej analizy tej, na swój sposób dramatycznej, sytuacji.

			Jak pisze we wstępie redaktor tomu prof. Burszta Idzie o rzecz fundamentalną dla kondycji antropologicznej i kulturoznawczej – tego, jak obie nauki, będące przecież elementem współczesnego pejzażu „rozszerzonej ekonomii”, poddane nieuchronnemu procesowi koaptacji do warunków rynkowej konkurencji w świecie nauki, są w stanie zachować własny potencjał krytyczny, który – siłą rzeczy – skierowany jest przeciwko temu, czego jest się elementem. Niełatwe to zadanie, ale potrzeba jego podjęcia zaznacza się coraz powszechniej. Bo cała trudność tej „krytycznej operacji” polega właśnie na tym, by czasem tkwiąc po uszy w dobrach kultury zawłaszczonej przez mechanizmy neoliberalizmu (któż z nas nie lubi od czasu do czasu pójść na hollywoodzki blockbuster, obejrzeć serial na HBO, czy poczytać promowany na portalach społecznościowych bestseller?), zdobyć się na poznawczo-krytyczny dystans, w poszukiwaniu alternatywy dla tych, totalizujących praktyk ekonomiczno-kulturowych.

			Właśnie na taki dystans poznawczy udało się „wybić” autorom dziewiętnastu tekstów pomieszczonych w tomie, na czele z nieodżałowaną panią prof. Anną Zajdler-Janiszewską, której wyśmienity tekst „Posłowie, czyli kilka uwag o potrzebie diagnostyczno-krytycznych ram współczesnego kulturoznawstwa” zamyka publikacje. „Ścięgna konsumpcyjne” (ten enigmatyczny tytuł odnosi się do tajemniczego składnika konserwy turystycznej z PRL-u, ale dla autorów tomu to symbol współczesnego odbiorcy „produktów” przemysłu kulturowego, niejako sprowadzonego do owych „ścięgien konsumpcyjnych”, postępujących zgodnie z sarkastyczną maksymą Colina T. Campbella, przywołaną we wstępie książki: „Kupuję więc jestem”). Każdy z pomieszczonych w tomie tekstów wart jest w zasadzie osobnego omówienia, ale na trzy zwracam szczególną uwagę: prof. Burszty „Narcyzm, kontrkultura i styl życia. W stronę kulturoznawstwa krytycznego” – kreślący teoretyczny zarys kulturoznawstwa, podejmującego się opisu współczesnej kultury w dobie neoliberalizmu; „Dwie twarze kultury. Rzecz o przemocy i rozkoszy” Marcina Lisieckiego – z ducha „nietzscheańskie” spojrzenie na współczesną kulturę, również audiowizualną oraz „Produkcja kulturowa i refleksyjność kultury popularnej – street art” Łukasza Biskupskiego – podejmujący temat oddolnego „ruchu oporu” wewnątrz kultury popularnej, kładącego nacisk na krytycyzm konsumeryzmu. 

			Podsumowując, „Ścięgna konsumpcyjne” to wciągająca i intelektualnie nośna pozycja nie tylko dla specjalistów (choć dla nich to rzecz obowiązkowa), ale dla wszystkich, których niepokoi fakt, że wszystko, łącznie z kulturą, jest we współczesnym świecie wystawione na sprzedaż.
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			Nie bądźmy numerem w statystyce (Rozmowa z Rafałem Olbińskim o komercji i sztuce), Paweł Chmielewski

			 

		

		
			Z Rafałem Olbińskim, światowej sławy artystą, absolwentem I LO im. Stefana Żeromskiego w Kielcach, Wydziału Architektury Politechniki Warszawskiej, laureatem ponad stu międzynarodowych nagród (m.in. tzw. Międzynarodowego Oskara za najbardziej niezapomniany plakat na świecie w konkursie „Prix Savignac” w Paryżu, 1994), autorem plakatów spektakli teatralnych i operowych, rysunków dla „The New York Times”, „Newsweeka”, „Der Spiegel”, rozmawia Paweł Chmielewski.

			 

		

		
			Raz, dwa, trzy. Chyba pokonałem wszystkie problemy techniczne z nagrywaniem... 

			Gratuluję, może otwierają się przed Panem nowe horyzonty.

			To prawda, podobno na naukę nigdy nie jest za późno.

			Ja właśnie dwa tygodnie temu zacząłem się uczyć języka francuskiego.

			Podziwiam – jako podobno – kompletny antytalent językowy.

			Mnie też to ciężko idzie, ale z nauki zawsze może wypłynąć coś ciekawego i nagle się okaże, że żyjemy we wszechogarniającym świecie mitów, które sobie wmawiamy.

			Na początek, chciałem zapytać Pana o muzykę. Poza płytami, utworami, na temat których robił Pan okładki – przed laty – dla „Jazz Forum”, później do spektakli operowych, jakiej muzyki Pan słucha?

			Mogę na to odpowiedzieć uczciwie, często podróżuję samochodem, włączam muzykę – słucham radia, stacji Classic, EskaRock, jeśli chcę zastrzyk adrenaliny, pojechać szybciej, wtedy rocka, jeśli jadę w dłuższą trasę, wtedy muzyki klasycznej. Albo Złote Przeboje – czyli w zasadzie ma Pan cały wachlarz. Nie zasklepiam się w jednym gatunku czy nurcie. Muzyki, według mnie po prostu dobrej, oczywiście nie jestem na tyle muzycznie wykształcony, żeby słuchać awangardy. Wstyd może się przyznać, ale nie mam na przykład żadnej płyty Pendereckiego.

			Przy okładkach płyt (czy to starszych jak jeszcze Klenczona, Breakout w Polsce), plakatach operowych, kontakt z kompozytorem pomaga, raczej przeszkadza, czy wystarczy sama muzyka? 

			Ani nie przeszkadza, ani nie pomaga. Oczywiście słucham różnych opinii, ale ostatecznie jest to zawsze mój, indywidualny wybór. Tak byłoby w idealnym świecie, ale jeśli duża opera płaci bardzo duże pieniądze za akcję reklamową, wtedy ma swoje wymagania. Trzeba wtedy skulić uszy po sobie i zrobić to czego chce zleceniodawca. Mnie udawało się ominąć ten problem i jeśli coś u mnie zamawiano, to klient wiedział, że to jest mój pomysł, moja własna interpretacja. Natomiast czy słuchanie muzyki pomaga? Na początku, wydawało mi się, że tak. Bardzo skrupulatnie słuchałem całej opery, nawet po kilka razy, ale potem zorientowałem się, że każdy odbiera muzykę indywidualnie, każdy świat odbioru jest inny. Chodzi o to, żeby sprzedać wizualnie metaforę, która jakoś zahacza o muzykę. Im mniej zahacza, tym lepiej – pojawia się zaskoczenie u odbiorcy, refleksja nad tajemnicą zawartą w obrazie. 

			Ciekawi mnie jak wygląda system zamówień na rynku amerykańskim. Czy dyrektor – wielkiego teatru off Broadway czy opery rozpisuje konkurs na plakat, zwraca się do znanego twórcy, czy może wybiera spośród artystów, którzy przesłali mu portfolio?

			To się oczywiście bardzo zmienia. Teraz zrobiło się to bardziej profesjonalne, w złym i dobrym tego słowa znaczeniu. Najczęściej zajmują się tym agencje reklamowe, zaś bezpośrednie zamówienie dyrektora opery dla artysty, to przypadek rzadki i wynikający z tego, iż dyrektor lub gwiazda opery bezpośrednio znają wykonawcę. Dzięki plakatom zyskałem wiele kontaktów w świecie opery i dziś gwiazdy sceny kupują moje obrazy. 

			Powiedział Pan i dobrze, i źle

			Dziś każdym produktem zajmuje się agencja reklamowa. Zamawiając kampanię zwraca się pan do agencji, a nie do artysty spotkanego na wernisażu czy poznanego w barze. Oczywiście można im zasugerować konkretne nazwisko, ale niekoniecznie muszą się z tą sugestią zgodzić. 

			Pojawia się Pan w Stanach Zjednoczonych. Czy dla odbiorców miało znaczenie, że przyjechał Pan z Polski, kraju gdzie narodziło się niesamowite, artystyczne zjawisko Polskiej Szkoły Plakatu?

			Na poziomie dyrektorów artystycznych, z którymi rozmawiałem, absolutnie nie. Wykładowcy akademiccy, przynajmniej niektórzy coś tam kojarzyli. Tomaszewski, kilka innych nazwisk, ktoś o nich słyszał. Myśmy z Polską Szkołą Plakatu z jej popularnością troszeczkę „przesadzili”, ale to jest nasza wina, bo gdybyśmy ją reklamowali, wydawali książki na Zachodzie, byłaby znacznie bardziej znana. To był jedyny okres w historii sztuki polskiej, gdy Polacy byli prekursorami, czegoś, co stało się językiem międzynarodowym. Szeroka publiczność nie była nią zainteresowana, ją interesuje baseball, piwo. Podobnie w Polsce 99,9 procent, nie wie kim jest Henryk Tomaszewski, a zna disco polo. Taki jest poziom zainteresowania niszowymi zagadnieniami kulturalnymi. Prawdziwa kultura dzieje się na uboczach, dla elit i tworzy te elity, bo kraj bez elit, interesujący się tylko piłką nożną, piwem, rozrywką, zostaje natychmiast wchłonięty przez inną kulturę. Elity aspirują do kultury wysmakowanej, natomiast kultura dla mas, dodatkowo podlana patriotyzmem, mało ma wspólnego z kulturą wysoką, to jest po prostu propaganda. Mamy takie precedensy z przeszłości, w Związku Radzieckim socrealizm, w III Rzeszy odwołania do bohaterskiej przeszłości germańskiej, choć na ten nurt „załapał” się wybitny Ryszard Wagner. 

			Lub w odniesieniu do socrealizmu Eisensteinem w Rosji.

			Ach, to był zupełnie inny moment w historii. Kilka lat po rewolucji – olbrzymi, nieokiełznany wybuch sztuki awangardowej. Do momentu, gdy władza nie zorientowała się, że należy sztukę kontrolować i nastał socrealizm. Z Polską Szkołą Plakatu sytuacja była trochę inna, splot kilku okoliczności: w zrujnowanym kraju, gdzie nie zarabiało się w galeriach, paru profesorów z ASP ustaliło z jakimś aparatczykiem (przypadkiem inteligentnym) wysokie stawki za wykonanie plakatu. Młodzi, niesamowicie zdolni ludzie zamienili ulice w jedną, wielką galerię plakatu. Stworzyli międzynarodowy fenomen.

			Producenci filmowi, wydawcy prasy odchodzą jednak od grafiki. Prawie zawsze dzisiejszy plakat filmowy, okładka gazety to jeden lub kilku bohaterów, lista płac. Zrezygnowano z obrazu artystycznego na rzecz fotografii. Skąd ta tendencja?

			Przemiany, profesjonalizacja. Najpierw sprawdza się oddziaływanie plakatu na grupach testowych i „kroi się” go pod najpopularniejszy gust. Plakat awangardowy, graficzny, zrozumie może jeden procent odbiorców. On nie sprzedaje filmu, bo wymaga namysłu. Obniżamy poziom estetyczny plakatu, obniżamy kryteria, bo kino musi przyciągnąć masowego odbiorcę, a on nie ma czasu i chęci, zastanawiać się nad bardziej wysublimowanym przekazem. Dawniej w Polsce o kształcie estetycznym plakatu decydowali artyści, ewentualnie ktoś z KC, masami nikt się nie przejmował. Tutaj reklama, komercjalizacja, zadziałała bardzo niekorzystnie.

			Podobnie jest z tytułami pra- sowymi.

			Tak. Identycznie działa telewizja. W prime time puszczane są produkcje mało ambitne. Tu działa mechanizm – proszę się postawić w sytuacji odbiorcy masowego – przychodzi pan po robocie, skrajnie nudnej, wymęczony i nie będzie oglądał ambitnego kina. Potrzebuje czegoś gumowatego…

			… gumy dla mózgu.

			Dokładnie tak! Zobaczy pan durnowaty film, następnym razem jeszcze bardziej durnowaty i powstaje rozdźwięk między kulturą elitarną a masową, która jest rozrywką. Może co dziesiąta, co dwudziesta osoba ma apetyt na sztukę bardziej wymagającą myślenia.

			Czyli wymagającą namysłu, stworzenia pewnego ciągu refleksji. To od strony odbiorcy, ale z drugiej strony jest artysta i proces twórczy. Ostatnio w biografii Lema przeczytałem fragment jego listu, w którym stwierdzał, że nie wie do końca jak potoczy się jego najnowsza opowieść, w którą stronę pójdą bohaterowie i jak potoczą się ich losy. Czy zaczynając pracę nad plakatem ma Pan już dopracowaną, zamkniętą jego wizję czy jest w tym doza szaleństwa, improwizacji?

			Tutaj zgadzam się z Lemem, jeśli chodzi o pisanie, bo wiem, że największa przyjemność kiedy zaczyna się pierwsze zdanie, potem zaczyna się wędrówka w słowach, która prowadzi nas ku niewiadomemu. Otwieramy pewne drzwi lub ich nie otwieramy…

			… drzwi do podświadomości jak pisał Huxley.

			Z malowaniem jest trochę inaczej. Najpierw powstaje szkic. Idea, która w moim przypadku surrealistyczno-poetyckim, na etapie metafory jest najważniejsza. Ta metafora jest już dopracowana na etapie szkicu. Już wiem co chcę powiedzieć i pozostaje tylko medium – technika, kolor. Czarno-białe prace często lepiej działają, bo kolor odwraca uwagę. Sprawdziłem to rysując dla „Timesa”. Potem, oczywiście przy wykonywaniu pracy są jakieś drobne potknięcia czy błędy, przypadkowe machnięcia pędzlem, które okazują się genialne. Na tym polega przewaga artystów pracujących ręcznie od twórców posługujących się komputerem, gdzie wszystko jest zaprogramowane tak jak chcemy. Często właśnie ten błąd decyduje o tym, że jest to dzieło sztuki. Geniusz polega na błędach. Chociaż… to może za mocno powiedziane.

			Na drobniutkich błędach.

			Często błąd ukazuje nam coś z czego wcześniej nie zdawaliśmy sobie sprawy. 

			Jeśli już jesteśmy przy malarstwie… W biogramach pojawia się Pan jako surrealista, innym razem jako symbolista, chociaż uważam te nazwy za prawie tożsame... 

			Nie ma to większego znaczenia. Jeśli, zacytuję tu Arystotelesa, najważniejszą rzeczą jest stworzyć siebie. Żeby przestać być numerem statystycznym, z peselem, pinem. Każdy z nas jest jedyną osobą jaka była i będzie, niepowtarzalną. To zobowiązuje, a jak nazywają nas inni, ma to znaczenie drugorzędne. Mógłbym napisać kryminał, namalować obraz, zrobić scenografię, plakat, rzeźbę – to wszystko jest tylko kwestią braku czasu. Natomiast całe życie pracowałem, żeby być tą jedyną osobą. Nazywając mnie surrealistą i natychmiast przychodzi na myśl setka innych surrealistów. 

			Magritte się kojarzy, de Chirico, inni…

			Tak. Oni tam swoje coś „pićkali”. Czasem to jest trochę podobne, czasem kompletnie niepodobne. Ludzie mają tendencje do nadawania etykiet, naklejek…

			… wkładania do szu- fladek…

			… jesteśmy całym wachlarzem osobowości. Możemy nim być, nie pozwalając ustawiać się na półce.

			Tym sposobem już mam za sobą, odstawiam na bok cały szereg mniej lub bardziej głupich pytań o inspiracje…

			… nie ma głupich pytań, są tylko głupie odpowiedzi…

			… pytania też bywają. Idę dalej, do relacji artysta – odbiorca. Czy poza dość głośną sprawą plakatu do opery „Salome”, która bulwersowała niektórych stałych abonentów nowojorskiej opery czy deputowanego, bodaj w Gruzji, miał Pan sytuacje niezgody, absolutnego odrzucenia projektu przez zamawiającego?

			Oczywiście, dawniej cenzura zajmowała się tym, aby w złym świetle nie postawić Związku Sowieckiego. Dziś w Polsce, źle pojmowanego katolicyzmu, cenzuruje się to, co związane jest z ciałem. To charakterystyczne dla kultur patriarchalnych, a w Europie obowiązuje dopiero od średniowiecza. Daliśmy się wpuścić m.in. w histerię antykobiecą, a mnie się marzy renesans cywilizacji hellenistycznej, gdzie kobieta była równa bogom. Kiedyś zrobiłem plakat dla festiwalu „Dwa Teatry”, jeden z lepszych w swoim życiu – dwóch facetów w tle, z rozciętą na połowę czerwoną parasolką, w środku kobieta, bez biustonosza, a w miejscu bielizny miała maskę teatralną. Oddawał – moim zdaniem – w sposób dowcipny, to czym jest teatr, ale sponsor się nie zgodził, bo ktoś się obrazi. I argument – „bo dzieci to zobaczą”. Dzieci nie rodzą się rasistami, homofobami, nacjonalistami, przewrażliwionymi na tle nagości, to my, w toku edukacji czynimy je takimi. Moje dzieci, uczęszczały do amerykańskiej szkoły publicznej i nie mają problemu z rasizmem. To różnica między zachodnim i polskim systemem edukacji.

			Czy w reklamowym ta przepaść jest podobna? 

			Nie, wszędzie widzimy globalizację. Widzimy tylko wprowadzanie naszych odrębnych rytuałów, przychodzi mi do głowy czarownica na Łysej Górze…

			… albo Wanda co nie chciała Niemca czy Smok Wawelski. 

			Anglik tego nie zrozumie, ale wszystko poza tym jest takie samo.

			Co by Pan powiedział tym absolwentom studiów artystycznych, którzy zaklinają się, że nigdy nic nie zrobią dla agencji reklamowej, będą uprawiać tylko – chociaż ja do końca nie wiem co to jest – sztukę czystą?

			To jest takie zaklinanie własnych niepowodzeń. Z tzw. sztuki czystej utrzymuje się w Polsce może jeden na kilkuset artystów. Reszta pracuje dla reklamy. Tak powinno być. Jeśli w jakimś społeczeństwie, zdarzy się raz na pokolenie geniusz, to jest cud. Natomiast, to wszystko o czym mówimy, to jest rzemiosło. Tak jak w średniowieczu – podmalowali figurkę, fresk – jak we współczesnej agencji reklamowej. Uczelnia powinna przygotowywać absolwenta do tego, żeby poprowadził dobrze kampanię reklamową, zaprojektował okładkę książki, płyty…

			… sportretował osobę w taki sposób, aby była podobna do samej siebie. 

			To uczelnia wmawia coś, co jest sztuką, zresztą przy dzisiejszych kryteriach, które są absolutnie rozmontowane, to praktycznie niemożliwe. Sztuką jest zarabianie pieniędzy, umiejętne sprzedanie tego, co się produkuje. Tak więc, poza sztuką mięsa, umiejętność sprzedawania własnej sztuki, to jest prawdziwa sztuka. 

			Piękna puenta. Dziękuję bardzo za rozmowę.

			Dziękuję również.
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			Meandry świata reklamy (Jacek Grębowiec, „Pragmatyka reklamy”), Michał Siedlecki

			 

		

		
			Rodzimy rynek wydawniczy obfituje rokrocznie w szereg publikacji naukowych oscylujących wokół bardzo różnej, często skrajnie odmiennej, tematyki. Na wyróżnienie zasługują więc te z nich, które można uznać za prace utrzymane w duchu wyraźnie interdyscyplinarnym. Taka też pozostaje „Pragmatyka reklamy” (2017) Jacka Grębowca – interesujące studium badawcze (wydane przez krakowski Universitas) łączące w sobie między innymi zagadnienia z zakresu szeroko pojętej: polonistyki, pragmatyki lingwistycznej, świata współczesnej reklamy, językoznawstwa, a także zarządzania i marketingu. 

			 

		

		
			Jacek Grębowiec to wrocławianin, , doktor nauk humanistycznych. Pracuje na co dzień jako adiunkt w Zakładzie Komunikacji Międzykulturowej, mieszczącym się w Instytucie Dziennikarstwa i Komunikacji Społecznej Uniwersytetu Wrocławskiego. Sprawuje również funkcję redaktora półrocznika naukowego „Znaczenia. Kultura – Komunikacja – Społeczeństwo”. Jest jednym ze współzałożycieli owego pisma. W kręgu jego zainteresowań badawczych znajdują się między innymi: pragmalingwistyczne (związane z wiedzą o danym języku i cywilizacji), jak też retoryczne aspekty komunikacji, komunikacja międzykulturowa, kultura polsko-niemieckiego pogranicza oraz literatura i kultura współczesna. 

			Dotychczas opublikował monografię „Inskrypcje w przestrzeni otwartej Wrocławia na tle jego ikonosfery (do 1945 r.)” (2008). Ukazała się też ona w tłumaczeniu na język niemiecki: „Inschriften im öffentlichen Raum in Wrocław/Breslau” (2014). Wydał również książkę zatytułowaną „Mówić i działać. Wykłady z pragmatyki języka” (2013). Jego tegoroczna publikacja „Pragmatyka reklamy” wydaje się tekstem twórczo kontynuującym wiele z wątków badawczych, które zawarł on szczegółowo w swoich wcześniejszych pracach. Przyjrzyjmy się teraz poszczególnym jej częściom.

			 

			Reklama w ujęciu pragmalingwistycznym

			„Pragmatyka reklamy” Grębowca składa się z piętnastu bardzo erudycyjnych oraz analitycznych – choć napisanych piękną naukową polszczyzną – rozdziałów poprzedzonych intrygującym wstępem badacza. Całość wieńczą tu zaś: podsumowanie, bibliografia, spis ilustracji, streszczenie w języku angielskim, a także indeks nazwisk. Licząca ponad dwieście stron książka Grębowca, wydaje się przemyślana przez niego w każdym, nawet najdrobniejszym szczególe. Do jej ważnych atutów należą między innymi – zdaniem Ewy Malinowskiej – przemyślana i przejrzysta kompozycja, jak też dbałość o wewnętrzną spójność tekstu.

			Już na początku swoich rozważań stwierdza Grębowiec, że: Obecności i siły oddziaływania reklam doświadczamy za sprawą ich wysokiej frekwencji w różnych mediach i przestrzeniach codziennej egzystencji, ale również dlatego, iż stają się niezwykle istotnymi tekstami kultury masowej – cytowanymi, wchodzącymi w intertekstualne relacje, wywołującymi duży rezonans emocjonalny, a nawet społeczno-kulturowy, nie tylko wśród swej prymarnej publiczności złożonej z potencjalnych konsumentów. Stały się one – podług badacza – tekstami nad wyraz przekraczającymi swoje macierzyste ramy rynkowe. Interpretuje się je bowiem dzisiaj nie tylko przez pryzmat ich funkcji użytkowej, lecz również jako wytwory artystyczne, polityczne i ideologiczne, wyrastające wprost z dominującej obecnie kultury konsumpcji.

			Grębowiec rozpatruje też w swojej książce pojęcie reklamy w ujęciu terminologii pragmalingwistycznej. Uczony postuluje tutaj bowiem by naszą interpretację aktów reklamowych odnosić – w myśl założeń Piotra Lewińskiego oraz Jerzego Bralczyka – do illokucji (czyli celu), a nie perlokucji (efektu), koncentrując ją również na ich funkcji perswazyjnej i związanych z tym przejawach językowych. Chodzi tu więc o zastosowanie takich procedur analitycznych, które nie skupiają się li tylko na pragmatycznej roli reklamy, lecz są także – wedle diagnozy badawczej Katarzyny Skowronek, na którą często powołuje się Grębowiec – zdeterminowane przez jej aspekt komunikacyjny.

			 

			Akt współpracy

			Grębowiec uważa też, że każdy przejaw reklamy pozostaje równocześnie aktem współpracy. Poszczególni interlokutorzy używają wszak w trakcie jej trwania swojej mowy w sposób racjonalny i celowy, wykorzystując przy tym odpowiednio dobrane środki językowe i pozajęzykowe, nie zapominając zarazem, że ich komunikacyjna współpraca przebiega zawsze w okolicznościach zdeterminowanych przez jakiś konkret. Badacz zwraca tu także uwagę na sytuację, gdy sens danego komunikatu bądź składających się na niego mikroaktów nie został nam podany wprost. Ma on w tym miejscu szczególnie na myśli wypowiedź zbliżoną w swojej strukturze do sugestii, metafory lub nacechowanej ironią czy innymi jeszcze retorycznymi tropami. To zjawisko – podług Grębowca – bardzo częste. Próba scharakteryzowania i określenia funkcji tak rozumianej reklamy, skazana jest więc raczej na nasze niepowodzenie, jeśli nie wiemy czy mamy tutaj do czynienia z wypowiedziami stricte bezpośrednimi, odczytywanymi dosłownie, w ramach wąsko pojętej semantyki, czy pośrednimi, wymagającymi interpretacji uwzględniającej ich poziom pragmatyczny, przede wszystkim zaś istotne dla ich zrozumienia uwarunkowania kontekstowe. Nic zatem dziwnego, że w tekstach reklamowych odnajdujemy często – w opinii uczonego – różnorodne sugestie, wypowiedzi ironiczne, przenośnie oraz wyolbrzymienia.

			 

			Pragmatyka języka

			Grębowiec wychodzi w swojej rozprawie z założenia, że pragmatyka języka oferuje dziś badaczom komunikatów reklamowych odpowiednie narzędzia analizy, za sprawą których mogą oni opisać nie tylko cel i sens owych tekstów, ale również wiele – często nieuwzględnianych w naukowym dyskursie – aspektów dotyczących ich czynnika perswazyjnego. Dzięki niniejszej książce meandry świata reklamy stają się więc o wiele mniej hermetyczne.

			 

		

		
			[image: 08_reklama_ok%c5%82adka.psd]
		

		
			Jacek Grębowiec

			Pragmatyka reklamy

			204 s. ; 21 cm

			Kraków : Wydawnictwo Universitas, 2017

			659.1:316.77:81

			 

		

	
		
			 

			Ulice muzyki (Mapa kieleckich klubów muzycznych), Sylwia Gawłowska

			 

		

		
			Istnieje w Kielcach niemała grupa odbiorców kultury, dla których uczestnictwo w koncercie nadal jest przeżyciem ważnym. Taka postawa niesie za sobą konkretne konsekwencje w postaci oczekiwania wysokiej jakości artystycznej, komfortu jego odbioru czy możliwości bezpośredniego spotkania z artystą. Są oczywiście i tacy, których styczność z muzyką graną na żywo ogranicza się do imprez masowych realizowanych przez samorządy lub agencje artystyczne – dużych, komercyjnych występów tzw. artystów mainstreamowych. Skoncentrujmy się jednak na muzycznej mapie miejsc, które odwiedzają Ci uczestnicy kultury, których określić możemy mianem odbiorców „poszukujących”, czyli świadomie angażujących się w kształtowanie własnego gustu muzycznego i poddających selekcji koncertową ofertę kieleckich lokali i instytucji.

			 

		

		
			Ponieważ miałam przyjemność być kielczanką przez blisko dziesięć lat, zauważyłam charakterystyczną dla lokalnego rynku klubowego właściwość. Mam na myśli tendencję do nieustannego otwierania i zamykania koncertowych miejsc, ich ciągłe przeobrażenia, zmiany właścicieli i wszelkie idące za tym konsekwencje. Stąd nim zaproszę do podróży po kieleckim świecie muzycznych miejsc, czuję się w obowiązku odnotowania kilku, ważnych – zwłaszcza dla środowiska artystycznego – nazw klubów, w których niejednokrotnie powstawały pomysły na nowe zespoły, czy działania artystyczne, ale też tych, w których obecność owocowała inspiracjami dla młodych odbiorców. Wśród tych „kultowych” miejsc znajdą się z pewnością nieistniejące już dziś: „Tak! Karczma”, „Odjazzd” i klub „Mehehe” – znajdujące się niegdyś na ulicy Bodzentyńskiej, klubokawiarnia „Cukier”, słynny „Jazz Club” – zlokalizowany w piwnicach dzisiejszego Teatru Lalki i Aktora „Kubuś” oraz po sąsiedzku, jazzująca „Pasja Cafe”, a także postpunkowy i metalowy „WOOR”. Z pewnością listę takich wyjątkowych miejsc można by poszerzać, jednak paradoksalnie najistotniejszy pozostaje fakt, że bywalcy wspomnianych lokali znaleźli dziś swoje nowe, bliskie ich zainteresowaniom muzycznym miejsca.

			Od kilku lat przy ulicy Bodzentyńskiej intensywną działalność prowadzi klub „Czerwony Fortepian”. Organizacja koncertów jest oczywiście jedną z kulturotwórczych inicjatyw obecnych w tym lokalu. Spotkania poetyckie, wieczory autorskie, panele dyskusyjne. Słowem: otwartość. Na kameralnej scenie klubu koncertowali m.in.: Gaba Kulka, Janusz Radek, Limboski czy Michał Słotan. Spotkamy tam również artystów związanych z regionem świętokrzyskim: Agnieszkę Kowalczyk, Piotra Resteckiego, grupę Heaven Blues, czy zespół Mafia. Dla Ewy Urbańskiej – inicjatorki programowego stylu „Czerwonego Fortepianu”, podstawową aspiracją było stworzenie miejsca odzwierciedlającego jej artystyczne gusta: Chciałam stworzyć miejsce dla siebie i moich znajomych, takie które jest obrazem mojego gustu muzycznego, mojego podejścia do życia i zainteresowań. Stąd mamy tu i poezję śpiewaną, i jazz i awangardę, czasami rosyjskie romanse, a czasami trio z Filharmonii. Stąd także i spotkania z aktorami, i koncerty, ale bardziej autorskie niż mainstreamowe. Nie dziwi zatem fakt, że odbiorcami takiej propozycji są osoby dorosłe, z ukształtowanym gustem muzycznym, poszukujące kawiarnianego, dyskretnego klimatu, nawiązującego nieco do klimatu warszawskich, międzywojennych kawiarni, w których nie brak intelektualno-artystycznej bohemy, zaangażowanych rozmów i dyskusji. „Czerwony Fortepian” to nie tylko spotkanie z muzyką w formie koncertowej, ale także okazja do poznania rytmów innych kultur. Jak podkreśla Pani Ewa: Można u nas zatańczyć argentyńskie tango i flamenco. Kameralna przestrzeń klubu mieści maksymalnie około 100 osób, stąd bilety na koncerty nie należą do najtańszych. Właściciele oferują jednak stałym klubowiczom karty VIP gwarantujące duże zniżki. Dobra fama klubu owocuje przychylnością artystów z całej Polski, którzy z chęcią przyjmują propozycje koncertowe, co z pewnością świadczy o poziomie organizacyjnym załogi „Czerwonego Fortepianu”.

			W kwietniu 2016 r. swoją działalność rozpoczął w Kielcach Klub Muzyczny „Starman”. Nazwa nieprzypadkowo nawiązuje do piosenki Dawida Bowiego z 1972 roku, a podczas inaugurującego jego działalność koncertu kielecki zespół Mafia zagrał w hołdzie dla tegoż artysty jeden jego utwór. Pomysł na aranżację wnętrza w nawiązaniu do największych postaci muzyki rockowej, znajduje swoją kontynuację w programowej działalności koncertowej. Klub cieszy się zainteresowaniem lokalnych artystów. To właśnie tutaj odbył się pierwszy koncert zespołu Mafia z nowym wokalistą – Filipem Rychcikiem. Wczesną wiosną usłyszeć można było (reaktywowany specjalnie na tę okoliczność) kultowy kielecki zespół Jedyna Maść w niepowtarzalnym pięcioosobowym składzie. To w „Starmanie” spotkał się ze swoją wierną publicznością zespół Ninja Syndrom – przed europejskim tournée. Usłyszymy tu zatem przede wszystkim zespoły, których repertuar zakorzeniony jest w mocnym, rockowym brzmieniu. Z pewnością klimatyczna sceneria lokalu sprzyja właściwej percepcji tego rodzaju muzyki. Atutem sali koncertowej jest brak miejsc siedzących i stolików tuż przy scenie, co umożliwia wspólną zabawę gości i bezpośredni, nastawiony na aktywność słuchacza odbiór rockowego przekazu. Korzystną jest także lokalizacja w centrum miasta, przy ulicy Sienkiewicza. 

			Wszystkie drogi kochających bluesa prowadzą do… „Chicago Organ Music Club”. To właśnie w klubie przy ulicy Słowackiego 1, artyści i melomani uczestniczyć mogą w cotygodniowych jamm session. Niejednokrotnie spotkać tu możemy kieleckich muzyków koncertujących na co dzień w różnych zespołach, którzy wspólnie muzykują w zupełnie nowych konfiguracjach instrumentalnych. Przyjemności spotkania nie przeszkadza mała przestrzeń klubu, gdyż bezsprzecznie w „Chicago…” zawsze spotykamy tych, dla których muzyka jest ważną częścią życia. To miejsce dla pasjonatów.

			Na muzycznej mapie Kielc warto zaznaczyć także obecność studenckiego klubu „Wspak”, mieszczącego się na terenie miasteczka akademickiego przy ulicy Śląskiej. Klub prowadzi prężną działalność koncertową w roku akademickim, skierowaną nie tylko dla studentów. Dużym atutem miejsca są atrakcyjne ceny biletów. Z kolei wielbicieli muzyki z nurtu piosenki poetyckiej, piosenki aktorskiej oraz szeroko pojętej alternatywy nie może zabraknąć na koncertach realizowanych w ramach scen letnich dwóch kieleckich instytucji: Domu Środowisk Twórczych oraz Kieleckiego Centrum Kultury. Działalność Letniej Sceny KCK organizowanej pod hasłem: „Tarasy Sztuki” z roku na rok poszerza grono odbiorców, którzy chętnie uczestniczą w bezpłatnych koncertach. Tylko w tym roku, odbiorcy mogli usłyszeć artystów takich jak: Marek Tercz, Elżbieta Adamiak, spektakl muzyczno-taneczny „Carzon Flamenco”, Janusza Radka, Dariusza Kordka czy Zbigniewa Zamachowskiego.

			Muzycznych miejsc na mapie Kielc nie brakuje. Oferta jest bogata i stwarza odbiorcom możliwość wyboru. Nie pozostaje więc nic innego, jak wybrać się w podróż w poszukiwaniu własnych muzycznych ulic… Nie zawsze bowiem, kielecka publiczność przybywa tłumnie na koncertowe wydarzenia (poza Kadzielnią rzecz jasna). Niektóre miasta w Polsce mają swoją stałą wyedukowaną już publiczność, gdyż wypracowywana latami kultura uczestnictwa w życiu koncertowym przyniosła swoje efekty. Jestem przekonana, że kielczan również stać na taką postawę, wszak… jest w czym wybierać.
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			Klub „Czerwony Fortepian” – Witek Muzyk Ulicy.

			Fot. Z archiwum organizatora

			 

		

	
		
			 

			Skąd na stole tyle mięsa? (Marta Zaraska, „Mięsoholicy”), Agata Orłowska

			 

		

		
			Wyobraźmy sobie następującą scenę: zastawiony stół w jadalni, świece, obrus, wazon pełen kwiatów. No i oczywiście jedzenie – całe mnóstwo jedzenia. Talerze z chrupiącą sałatą, przypieczonym mięsem, aromatycznymi sosami. Przy stole siedzi pięć osób: zadeklarowany mięsożerca, zwykły zjadacz mięsa, wegetarianin z powodów zdrowotnych, wegetarianin ze względów etycznych oraz weganin. To wybuchowa mieszanka – przyznamy prawdopodobnie zgodnie, za pochodzącą z Kielc Martą Zaraską, autorką książki „Mięsoholicy. 2,5 miliona lat mięsożerczej obsesji człowieka.” Dlaczego? Bo od zarania dziejów jedzenie i niejedzenie mięsa to nie tylko sprawa własnego talerza. To również kwestia zdrowia, tożsamości, płci, polityki, etyki i seksu.

			 

		

		
			Co takiego sprawia, że mimo alarmujących konsekwencji zdrowotnych i ekologicznych niejedzenie mięsa wzbudza w nas tak ogromny niepokój i opór? Dlaczego naukowcy pracują nad mięsem z probówki mimo niebotycznych kosztów jego hodowli? Czym jest smak umami i apetyczna reakcja Maillarda oraz jak uzyskać je w diecie roślinnej? W których stanach Ameryki Północnej można dostać pozew za zniesławienie żywności i dlaczego wygrana procesu jest marnym pocieszeniem? Co takiego czyni wołowinę z Kobe jednym z najbardziej ekskluzywnych pokarmów na świecie? Czy jedzenie mięsa faktycznie jest męskie i czy to właśnie ono uczyniło z nas ludzi? Odpowiedzi na te i wiele innych pytań mogą nas zaskoczyć i raz na zawsze pożegnać bezrefleksyjność codziennych wyborów żywieniowych. Mogą też – uwaga – uczynić nas fleksitarianami (tzn. ludźmi ograniczającymi spożywanie mięsa), jak w nienachalny sposób życzyłaby sobie tego autorka. Jednak przede wszystkim pomogą nam zrozumieć, dlaczego jemy mięso i dlaczego tak trudno nam z niego zrezygnować.

			Zaraska, jako dziennikarka naukowa, korespondentka zagraniczna, podróżniczka i – jak zwykła o sobie mówić – „wegetarianka na pół gwizdka”, ma w tym temacie wiele do powiedzenia, a dzięki naukowej wnikliwości i lekkiej konstrukcji staje w swojej książce na wysokości zadania ze sporą nadwyżką. Przytacza niezliczone ilości danych z całego świata, komentarze czołowych naukowców, do których dociera w większości osobiście (wymienić tu można m.in. autora bezprecedensowego badania The China Study i „Nowoczesnych zasad odżywiania”, T. Colina Campbella), a do tego niezwykle interesujące i nierzadko zabawne mięsne anegdoty i ciekawostki, by kompleksowo i z pisarską zręcznością nakreślić mięsożerczą przeszłość, teraźniejszość i przyszłość człowieka współczesnego. Nie poświęca zbyt wiele uwagi względom zdrowotnym czy etycznym – te zostały już opisane w niejednej publikacji. Zamiast tego skupia się na kulisach naszych żywieniowych preferencji w postaci m.in. względów kulturowych i genetycznych, strategii lobby hodowlanego z agresywną reklamą i opłacaniem badań naukowych, czy mitów utrwalonych w zbiorowej świadomości, jak chociażby tego, że mięso to jedyny słuszny pokarm prawdziwych zwycięzców. 

			Bez względu na osobiste ambicje i preferencje, lekturę zdecydowanie warto polecić każdemu, kto zasiądzie za stołem.
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			Książka pełna smaku (Agata Michalak, „O dobrym jedzeniu. Opowieści z pola ogrodu i lasu”), Aleksandra Sutowicz

			 

		

		
			Moda na slow food zagościła już jakiś czas temu i wciąż zdobywa nowych zwolenników, którzy cenią sobie nie tylko walory smakowe spożywanych produktów. Konsumenci coraz częściej chcą wiedzieć, jaka była droga ziaren zbóż do pieca chlebowego, z których powstał chrupiący bochenek chleba, na jakiej ziemi i w jaki sposób zostały zebrane owe ziarna, w jakich wodach żył i dorastał pstrąg, który trafia na nasze talerze oraz jak wygląda obróbka wołowiny, drobiu i innych rodzajów mięs.

			 

		

		
			Agata Michalak, autorka „O dobrym jedzeniu. Opowieści z pola, ogrodu i lasu”, swoją książkę poświeciła twórcom dobrego, świadomego i zdrowego jedzenia. W swoich gastronomicznych śledztwach dociera do ludzi, którzy z pasją i zaangażowaniem zajmują się uprawą wysokowartościowych zbóż, odnajdują zapomniane gatunki warzyw, by przywrócić dawne smaki i zapachy. Wśród nich znajdują się: rolnicy, hodowcy, restauratorzy, mali przetwórcy, którym zależy nie tylko na tym, aby jeść smacznie, ale przede wszystkim zdrowo i ekologicznie, w zgodzie z naturą i biologią. Rozmówcy niejednokrotnie podkreślają, że ich produkty są wytwarzane według naturalnego cyklu dorastania czy dojrzewania. To ludzie, którzy dzięki niesamowitej wytrwałości, cierpliwości i niemal benedyktyńskiej pracy osiągają plony i wytwarzają produkty, których próżno szukać nawet w sklepach ze zdrową żywnością.

			To książka przesiąknięta zapachami i smakami, w której razem z Agnieszką Michalak odwiedzamy ranczo na Mazurach, w którym produkuje się sery zagrodowe, a w starym, poniemieckim Grodzkim Młynie pod Reszlem możemy poczuć zapach świeżo zmielonego na mąkę ziarna. W podwarszawskim Powsinie poznajemy stare odmiany jabłoni i chwastów, pielęgnowane przez biologów z ogrodu botanicznego Polskiej Akademii Nauk. Nie brak w tym wszystkim „opowieści” o rybach z hodowli i tych żyjących wolno, w górskich potokach i morzach. Duży ukłon w stronę autorki (wegetarianki) za rozdział o mięsie (okazuje się, że do łask powraca ręczna obróbka mięsa, podczas której rzeźnik potrafi wydobyć walory smakowe wołowiny czy drobiu).

			Plastyczny i obrazowy język książki pozwala oczami wyobraźni zobaczyć chrupiące bochenki chleba, soczyste pomidory i krwistoczerwoną wołowinę. Michalak ze spotkań z ludźmi tworzy niesamowite opowieści, w których bohaterami nie są tylko producenci warzyw czy serowarzy. Bohaterami stają się same produkty czy plony, które opisuje. Jest to z pewnością także zasługa jej rozmówców, osób, które mają w sobie dużo pokory, wiedzy i z pasją oddają się swoim zajęciom. 

			„O dobrym jedzeniu” to nie tylko ekologiczne produkty. To także rozmowy z myśliwym, który przedstawia, czym jest prawdziwe myślistwo, jak ważne jest dla ekosystemu i jakimi zasadami kieruje się prawdziwy myśliwy. To spotkania z propagatorami zdrowego i świadomego jedzenia. Książkę kończy rozdział „Perspektywy”, w którym rozmówcy podkreślają jak ważna jest edukacja i promowanie postaw typu slow, które nie tylko powinny gościć w naszych kuchniach, ale sposobie życia w ogóle. 

			Sama autorka podkreśla, że w Polsce są produkty, o których warto opowiadać. Zabrakło, zatem opowieści o domowych nalewkach i polskich winiarniach, o bartnikach i pszczelarstwie. To podsumowanie daje nadzieje, że autorka wyruszy ponownie w Polskę, w poszukiwaniu nowych dobrodziejstw natury i ludzi. Tymczasem życzę smacznego!
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			Manewry ze stereotypem (Sylwetka Roberta Rumasa, reprezentanta sztuki krytycznej), Agata Suszczyńska

			 

		

		
			Mimo, że z wykształcenia jest malarzem, w środowisku artystycznym zrealizował się tworząc instalacje, performance, fotografie czy akcje w przestrzeni publicznej, które przybierają formę interwencji w społeczną tkankę aglomeracji miejskich. Odnalazł się także w roli kuratora wystaw współpracując z muzeami i galeriami w Gdańsku, Sopocie, Toruniu czy Warszawie oraz w roli scenografa.

			W 2015 r. otrzymał Nagrodę im. Katarzyny Kobro, a w uzasadnieniu decyzji czytamy: to artysta badający problematykę społeczeństwa jako ofiary, w ujęciu pojęć quasi-religijnych, ultrakatolickich, narodowych, estetycznych oraz nadmiaru i deficytu wyznaniowego. Poddaje wyraźnej krytyce polski dewocjonalizm, ryzykując i tym samym broniąc swojej postawy. Religia jest tu jedynie schematem zaczepnym do dalszych rozważań nad wystawienniczym sensem, nie mniej istotnym jak polityka, która właśnie dziś przybiera realne zagrożenie dla wolności wypowiedzi. 

			W swojej twórczości podejmuje najczęściej problem współczesnej tożsamości polskiego społeczeństwa, która w dużym stopniu ukształtowana została w oparciu o tradycyjną, silną rolę kościoła katolickiego i religii. Do najbardziej znanych projektów w wykonaniu Rumasa należy m.in. realizacja „Termofory x 8”. W ramach Międzynarodowych Warsztatów Multimedialnych „Projekt Wyspa” artysta umieścił na gdańskim Długim Targu osiem foliowych worków o średnicy osiem metrów, wypełnionych wodą. Pod nimi ulokował figury Madonny i Chrystusa. Reakcja przechodniów była zdecydowana. Artysta spotkał się ze słowną agresją, worki zostały przebite, a figury zaniesione do kościoła. Jak sam autor mówi praca ta była próbą dotknięcia żywej tkanki miasta. Na tej tkance ulicy, bruku położyłem termofory, którymi zwykle obkłada się obolałe rany. A między jednym a drugim święte figury – żywą tkankę religijną. Tak jak kościół bada sekty, z którymi się nie zgadza, tak samo ja podchodzę do sztuki jako badacz. Społeczeństwo powinno się zastanowić dlaczego sztuka tak wygląda i czy jego reakcje są uzasadnione. Instalacja „Termofory x 8” ujawniła potencjał konfliktu w polskiej przestrzeni publicznej na styku państwa i kościoła.

			Kolejna realizacja, która przyniosła Rumasowi uznanie to projekt pt. „Manewry Miejskie”. Była to akcja polegająca na rozmieszczaniu w przestrzeni miasta specjalnie zaprojektowanych znaków drogowych, zakazujących, ostrzegających lub informujących: „Uwaga, bezdomni”; „Droga katolicka”; „Tu wolno żebrać”; „Uwaga na sikających w bramie”; „Noworodek w śmietniku”. Na jednej z Bytomskich ulic, cieszącej się ponurą sławą związaną z dużą ilością samobójstw, Rumas umieścił znak zakazujący aktów samoagresji. Projekt jest kontekstualną refleksją nad społecznym funkcjonowaniem miejsc i jednostek. Wiąże się to bezpośrednio z naznaczeniem, zawłaszczeniem i przywłaszczeniem przestrzeni publicznej określające dane relacje społeczne określone obyczajowo, etnicznie, historycznie, politycznie, czasowo, przestrzennie, kulturowo i wyznaniowo. W kolekcji warszawskiej Zachęty znajdują się dwa dzieła Rumasa „Dedykacja IV” to jedna z czterech prac z cyklu. Wszystkie przyjmują formę akwarium wypełnionego wodą, zabarwioną na różne kolory. Znaczenie akwariów, zgodnie z zamierzeniem artysty, jest interpretowane wielorako – od powszechnego elementu wnętrza domów, przez symboliczne okno, aż do odniesień do tradycyjnej symboliki wody. W tych instalacjach Rumas połączył dwa elementy, jakie można odnaleźć w mieszkaniach – hobby akwarysty i materialny wyraz przynależności religijnej w postaci figurki Chrystusa czy Madonny. Druga praca z kolekcji to „B.H.I.O.” („BÓG W MOJEJ OJCZYŹNIE JEST HONOROWY”). Jest to instalacja składająca się z lightboxu, na którym zostało ustawionych siedem zawekowanych słoików. Wewnątrz tych słoików znalazła się m.in. flaga polski, figurki Matki Boskiej, hostie, pieniądze czy kiełbasa. Tym działaniem Artysta bardzo dosadnie podsumowuje mentalność polskiego społeczeństwa, pokazując ważność wybranych elementów poddanych obróbce.

			Robert Rumas jest artystą niezwykle ciekawym, odważnym i niebanalnie podchodzącym do wykonywanego zawodu. Jego prace prowokują do myślenia, są odautorskim komentarzem do zastanej rzeczywistości. Komentarzem przemyślanym i celnie wymierzonym w nasze (społeczeństwa) słabe punkty. Najnowsza instalacja Roberta Rumasa została zaprezentowana w ramach festiwalu Łódź Czterech Kultur na początku września.
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			Robert Rumas, „Manewry miejskie” (z wystawy „5 ton rzeźby z Orońska”, park przy Bibliotece Uniwersyteckiej w Warszawie).

			Fot. Michał Muszyński
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			Robert Rumas, Piotr Wyrzykowski, „Emotikon. Kopiści butów”, instalacja, film, zapis cyfrowy, 2012. Z wystawy „100 lat awangardy w Polsce”, Muzeum ms2 w Łodzi.

			Fot. Paweł Chmielewski

			 

		

	
		
			 

			Barbarzyńcy z Wysokiego Zamku (Aleksandra Polewczyk, „Na początku był »brulion«: o modelach kultury i poezji roczników sześćdziesiątych”), Paweł Chmielewski

			 

		

		
			Parafraza z najbardziej zagadkowego z ewangelistów, będąca tytułem książki Aleksandry Polewczyk, dobrze oddaje sens istnienia najważniejszego czasopisma kulturalnego w Polsce przełomu lat 80. i 90. ubiegłego wieku. „Na początku był »brulion«” pokazuje (ale już w formie fantazji czytelniczej) czym byłby, lub nie był rynek prasy kulturalnej, gdyby nie pojawił się ten „barbarzyński” periodyk.

			 

		

		
			Publikacja jest poprawioną wersją pracy doktorskiej, stąd cały, niezbędny aparat naukowo-porównawczy i rozbudowane przypisy oraz odsyłacze. Zanim postaram się w kilku zdaniach zsyntetyzować benedyktyńską (bo taka jest każdego humanisty) pracę autorki, zwrócę uwagę na jeden fakt. Tematem rozprawy jest „brulion”, ale uważny czytelnik znajdzie we wstępie do każdego z rozdziałów kontekst filozoficzny, kulturowy działalności undergroundowych środowisk i prasy lat 60. 70. w krajach anglosaskich, opis „strefy klimatycznej”, w której dwie dekady później zaczynał polski periodyk. Kontestacyjne działania Pomarańczowej Alternatywy we Wrocławiu, Totartu w Gdańsku i „brulionu” (w dłuższej perspektywie, moim zdaniem, najważniejsze) – nie tylko tworzyły alternatywę systemową, były w kontrze do kultury „oficjalnej”, ale również „opozycyjnej”. „Brulionowcy” (sami siebie żartobliwie nazywający „barbarzyńcami” od tytułu wiersza Roberta Tekieli) zanegowali – z futurystycznym rozmachem – nie tylko model ideowy „Tygodnika Powszechnego”, lecz także podziemnych „Zeszytów Literackich” (szerzej, cokolwiek strupieszały wymiar emigracyjnej kultury). Model klasycyzujący, herbertowski. Wprowadzili czytelnika w świat nowojorskich o’harystów i beatników, lecz wbrew obiegowej opinii – powtarzanej w wielu artykułach – nie odeszli od kultywowanej w wielu „bezdebitowych” czasopismach literatury francuskiej i przede wszystkim rosyjskiej. Polewczyk śledząc bardzo dokładnie, ze skrupulatnością kronikarza, numer po numerze, wszystkie wydania – udowadnia jak fałszywy jest, w gruncie rzeczy, ten stereotyp. Rosjanie, Francuzi, Czesi – tak! – ale jak zwykle w „brulionie”: inaczej niż inni. 

			Śledztwo dokumentalne autorki pozwala dostrzec tematyczną rozległość i przemiany ideowe (jak zwykle w przypadku tego wydawnictwa wszystko jest ze znakiem zapytania) wewnątrz „brulionu”. Nowatorstwo, to m.in. street art, gender, New Age. Zagadką pozostają rozbudowane artykuły (pisane z całą powagą) o sekcie Niebo, wywiady z gwiazdami porno, felietony nawiedzonych polityków. Autorka wyjaśnia to pragnieniem tworzenia atmosfery (może karnawałowej) fermentu. Fermentu, z którego wyłania się nowy model kultury, wolności, dyskusji. Taki jak dekada lat 90. Nie do podrobienia. 

			Przekaz ideowy, prowokacja, esej, filozoficzna dygresja, żartobliwa konfabulacja w konstrukcji tematu – tworzyły „brulion”, lecz fundamentem (który przetrwał próbę czasu i uformował w kilku obszarach polską literaturę XXI w.) jest poezja „brulionowych barbarzyńców”. Autorka przeprowadza rzetelną wiwisekcję kilkunastu autorów (celowo podaję miejsce pochodzenia twórców, by pokazać geopoetyckość „brulionu”, nie zamkniętego w getcie lokalnej – nawet wybitnej – społeczności): Jacek Podsiadło (Szewna, k. Ostrowca Świętokrzyskiego, ur. 1964, por. „Projektor” – 6/2014, 4/2015); Marcin Baran (Kraków, 1963); Marcin Świetlicki (Lublin, 1961); Grzegorz Wróblewski (Gdańsk, 1962, „Projektor” – 2/2015); Cezary Domarus (Gdynia, 1966); Robert Tekieli (Wieluń, 1961); Krzysztof Jaworski (Kielce, 1966, „Projektor” 3/2013, 1/2014, 6/2014); Miłosz Biedrzycki (Koper w Słowenii, 1967); Marcin Sendecki (Gdańsk, 1967, „Projektor” – 1/2015, 2/2016); Krzysztof Koehler (Częstochowa, 1963). Anna Polewczyk rysując przede wszystkim trzy (w tych szczegółowych analizach jest ich znacznie więcej) sposoby podejścia do paradygmatu poezji – podmiotowego „ja” lirycznego, przestrzeni (nawet jeśli jest nicością/ pustką) i języka (będącego najczęściej elementem żartobliwej, popkulturowej niewiary w znaczenie słów) – tworzy krajobraz liryczny „brulionowców”, którzy (za wyjątkiem kilku zdeklarowanych – od kilku lat – polityków) wciąż decydują o kształcie polskiej literatury. 

			Na ostateczne pytanie czym/ kim (bo w moim przekonaniu magazyn zyskał prawie ludzką podmiotowość niczym androidy ze świata SF) był „brulion”, trudno odpowiedzieć. Posłużę się tu metaforą z kręgu, który pewnie spodobałby się twórcom pisma. W ulicznej modzie (nie do końca wiadomo czym ten lifestylowy potworek jest  ) pojawiły się cytrynowe, naleśnikowate czapeczki z guziczkiem na środku, przypominające dawne berety „z antenką” – „brulion” jest takim beretem, a zarazem nim nie jest. Kontynuacją, ale i zaprzeczeniem. Zaprzeczeniem kontrkultury i równocześnie jej polskim wzorcem z Sèvres. Na tym polega fenomen czasopisma. Publikacja „Universitasu” pozwala lepiej ogarnąć takie miejsce, w którym, gdyby zabrakło „barbarzyńców” z „brulionu”, prasa literacka ostatnich 30 lat mogłaby nabrać zgoła odmiennych kształtów i – jak mawiał kabalista z powieści Potockiego – w zgoła odmiennych okolicznościach. Byłoby to możliwe, lecz tylko tam, gdzie lokator z Wysokiego Zamku patrzyłby na świat podbity przez uprzejmych nazistów.
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			Wiwisekcja szołbiznesu (Karolina Korwin-Piotrowska, „#Sława”), Agnieszka Kozłowska-Piasta

			 

		

		
			Jest marzeniem lub planem wielu. Bywa kapryśna i nieprzewidywalna. Niesie za sobą zyski i to także te finansowe, choć często kosztuje dużo, bardzo dużo lub nawet za dużo. Sława, bo o niej mowa, jest tematem najnowszej książki dziennikarki Karoliny Korwin-Piotrowskiej.

			 

		

		
			Nic dziwnego, że za taki temat wzięła się właśnie ona. Znana z ciętego języka i niechęci do celebrytów przez 10 lat prowadziła w TVN Style program „Magiel towarzyski”, w którym obnażała miałkość, bezdenną głupotę, nieudane posunięcia medialne gwiazd i gwiazdeczek z naszego podwórka. Siała postrach wśród wszystkich, którzy na siłę próbowali stać się popularni, choć w swojej „twórczości” dopiekła także niejednej prawdziwej gwieździe, ale i niejedną pochwaliła. Program zdjęto z anteny, a „#Sława” jest jakby podsumowaniem, świadectwem wiedzy dziennikarki – historycznej i współczesnej – na temat tego zjawiska.

			I trzeba przyznać, że te historyczne dywagacje są chyba największym plusem tej pozycji. Korwin-Piotrowska wyjaśnia, że chęć bycia sławnym i odpowiednio odbieranym przez publiczność i otoczenie nie jest wynalazkiem ani osiągnięciem naszych czasów. Przejawy dbania o wizerunek odnajduje już w obrazach rodzin królewskich i następców tronu. Swobodnie żongluje nazwiskami najlepszych (wspomagających dążenia modeli do sławy) i najuczciwszych malarzy (tych, którzy jak Goya malowali prawie prawdę), szczegółowo opisuje portrety, wyjaśniając symbolikę i znaczenie poszczególnych elementów i robi to w sposób błyskotliwy i na wskroś współczesny. Nic dziwnego, autorka jest bowiem historykiem sztuki. 

			W swoich poszukiwaniach wędruje dalej, ukazując olbrzymią rolę, jaką w promocji większych i mniejszych dostojników odegrała demokratyczna i coraz bardziej popularna fotografia. Wymienia tych, którzy potrafili używać jej najlepiej i najskuteczniej, wspomina o pierwszych fotomontażach. Docenia angielską królową Wiktorię, która dzięki zdjęciom nie tylko przekreślała posągowość wynikającą z pełnionej przez nią funkcji (na zdjęciach była zwykłą matką czy smutną wdową), ale także – użyczając wizerunku różnym przedsiębiorcom i rzemieślnikom – zyskała sławę i zdaniem Korwin-Piotrowskiej stanowi wzór do naśladowania dla współczesnych członków brytyjskiej rodziny królewskiej. 

			„#Sława” to jednak nie tylko pozycja historyczna. Autorka przygląda się jej z wielu stron, analizując, jakie wydarzenia z życia znanych i lubianych wpływały kiedyś i wpływają nadal na ich popularność, argumentując każdą część wieloma – zarówno historycznymi, jak i współczesnymi – przykładami. Poznajemy historie skandaliczne, jak romans Richarda Burtona i Elizabeth Taylor, kryminalne i to zarówno te – jak w przypadku skłonności Chaplina do nieletnich dziewczyn – zamiatane pod dywan, jak i te, które na zawsze przekreśliły dobrze zapowiadające się kariery. Dowiadujemy się, jaką rolę w popularności odgrywa nagła czy spodziewana śmierć gwiazdy, dlaczego publiczność kocha buntowników i ile sławy dodaje kontrakt z odpowiednią marką odzieżową czy motoryzacyjną. 

			Tytułowa sława poprzedzona jest hasztagiem, bo książka napisana jest ewidentnie dla pokolenia, któremu Facebook, Instagram i inne internetowe zwierciadełka nie są obce. Najciekawsze fragmenty tekstu zostały wyróżnione kolorowym tłem i, o ile to jeszcze da się znieść (uwaga dla tych, którzy przyzwyczajeni są do czytania dłuższych tekstów), to edytorski pomysł, by ilustracje maksymalnie zmniejszyć i podać w formie krzykliwych, przeładowanych kolorystyką i treścią kolaży, już czytelnikom tradycyjnym może nie przypaść do gustu. Zwłaszcza w wypadku, gdy chcą ujrzeć na zdjęciu opisywane przez Korwin-Piotrowską treści. 

			Kontrowersyjna i moim zdaniem nie do końca potrzebna jest także ostatnia część książki. To jakby kontynuacja „Magla towarzyskiego” – ranking polskich znanych i lubianych, podzielonych subiektywnie przez autorkę na kilka kategorii: Ikony (najlepsi, nie do ruszenia, nie potrzebują zainteresowania mediów), Gwiazdy (znani, lubiani, ale bez podgrzewania atmosfery mogą przyblaknąć), Poczekalnia (ci, którzy się stoczą lub zajdą na szczyt – tego jeszcze nie wiadomo), Plankton (ci, o których mówić i wspominać nie warto) i Nowa Nadzieja (ci, którzy zabłyśli i… mają szansę). Jak przy każdym rankingu wątpliwości pojawia się sporo. Sława z hasztagiem wydaje się zabójcą prawdziwych osiągnięć, gdy obok siebie (ranking ułożony alfabetycznie) funkcjonują doskonali współcześni pisarze, świetni muzycy i fajne blogerki modowe oraz jeszcze fajniejsze prezenterki telewizyjne. A może o to właśnie pani Karolinie chodziło?

			 

			PS. Pozycja tylko dla tych, którzy cokolwiek wiedzą o współczesnym polskim szołbiznesie. Inni są narażeni na kontakt z nazwiskami osób, o których nie będą mieli bladego pojęcia. No cóż widocznie taka jest sława poprzedzona hasztagiem
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			K-ce dobrze ro(c)kują (Festiwal „Kielce ROCKują”), Krzysztof Krogulec

			 

		

		
			Fokus pokus i na scenie pojawia się jednocześnie jedenastu znakomitych muzyków: sześciu gitarzystów, dwóch klawiszowców, perkusista, saksofonista i wokalista. Giganci, wirtuozi z kilku zespołów z najwyższej półki, jak Focus czy SBB. Eksplozja muzyki – taki był niedzielny deser piątego, jubileuszowego festiwalu Kielce ROCKują, który trwał pięć dni, rozpoczął się w sierpniu, a zakończył we wrześniu.

			 

		

		
			Zanim doszło do wspomnianego, niezwykłego spotkania rockowej elity na scenie, przez kilka dni spragniona mocnych brzmień publiczność raczyła się „przekąskami”, z których każda była faktycznie sytym daniem głównym. Bo skoro w środę wieczorem gra zespół The Animals & Friends – w latach 60. popularny na równi z The Beatles i Rolling Stones – a w czwartek prekursor heavy metalu w Polsce czyli TSA (Tajne Stowarzyszenie Abstynentów) sprawia, że pełna sala Wojewódzkiego Domu Kultury dosłownie szaleje, to jak to skomentować?

			Wydawałoby się, że spokojniejszy będzie piątek na małej scenie Kieleckiego Centrum Kultury. Lecz, gdy po koncertach grup Acustic i Los Agentos zagrała Nocna Zmiana Bluesa, widownia wspólnie z wirtuozem harmonijki ustnej Sławkiem Wierzcholskim nie mogła uwierzyć, że o godzinie 22 już trzeba było kończyć zabawę. W momencie, gdy wszyscy dopiero co rozgrzali się i mogliby intensywnie oraz uroczo spędzić kolejne godziny.

			Ciąg dalszy muzycznej uczty nastąpił dopiero następnego dnia, w sobotę, gdy już na dużej scenie zabrzmiał Outsider Blues. Oliwy do bluesowego ognia dodali Belgowie z grupy Doghouse Sam & His Magnatones, może mało u nas znani, bo podczas European Blues Challenge 2015 zajęli „tylko” drugie miejsce. Wreszcie super formacja SBB (Szukaj, Burz, Buduj) w swoim oryginalnym składzie z lat 70.: Józef Skrzek, Apostolis Anthimos, Jerzy Piotrowski. Trudno się dziwić, że po tak dużej dawce, tak dobrej muzyki po koncertach, publiczność mogła poczuć w głowie przerażającą ciszę. Na szczęście w piątek i sobotę dla nienasyconych organizowano Jam Session & Afterparty w klubie Starman.

			I wreszcie niedziela. Repertuar ze swej najnowszej płyty prezentuje kielecki zespół Limit Blues, którego lider i wokalista Paweł Wawrzeńczyk był pomysłodawcą i jest współorganizatorem festiwalu Kielce ROCKują. I oto na scenę jubileuszowej edycji tegoż festiwalu jego ojciec zaprasza kolejnych muzyków. Do zespołu Limit Blues dołącza z gitarą Anthimos Apostolis (SBB), a po chwili także Jan Akkerman (Focus), Andrzej Urny, Władysław Komendarek. Szaleństwo dźwięków w wykonaniu 11 muzyków! Przeszczęśliwy jest nie tylko Paweł Wawrzeńczyk. Po czym na scenie zostaje ze swoja grupą Jan Akkerman uznany w 1973 roku przez magazyn „Melody Maker” za najlepszego gitarzystę na świecie i swą grą przekonuje widownę, że zasłużył na to miano. Niedzielny koncert kończy zespół The Yardbirds, w którym karierę rozpoczynał Eric Clapton i Jimmy Page – może i oni kiedyś zawitają do Kielc? Finał piątej edycji Kielce ROCKują, po dwutygodniowej przerwie, a na scenie wystąpili: Duddley Taft i Neal Black (USA) oraz Manu Lanvin (Francja).
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			Limit Blues i przyjaciele, czyli Andrzej Urny, Władysław Komendarek, Anthimos Apostolis (SBB) i Jan Akkerman (Focus) – w tej części koncertu na scenie było 11 muzyków
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			Jan Akkerman z grupy Focus
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			The Yardbirds
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			Sławek Wierzcholski i Nocna Zmiana Bluesa
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			Józef Skrzek (SBB)

			 

		

		
			Fot. Krzysztof Krogulec

			 

		

	
		
			 

			Przepis na sukces (Castle Party 2017), Emmanuella Robak

			 

		

		
			Na Castle Party byłam jedenasty raz. Za każdym razem jadę z innym nastawieniem i za każdym razem wracam pełna zupełnie nowej energii. Poznałam ten festiwal z różnych stron – jako uczestnik, jako wykonawca (w 2014 wystąpiłam w Bolkowie z moim projektem Lily Of The Valley), teraz jako reporter. To niesamowite jak rola, którą się przyjmuje, wpływa na postrzeganie czegoś, co wydaje się być już poznane na wskroś.

		

		
			W tym roku patrzyłam trochę z boku, trochę innym okiem, obserwowałam reakcje ludzi, wnikliwie oglądałam koncerty, po to by napisać relację, zrobić zdjęcia, by zdawać krótkie sprawozdania. Na europejskiej mapie festiwalowej Castle Party – jako jeden z największych przeglądów muzyki Dark Independent – ma swoje stałe miejsce od roku 1994. Pierwsza edycja odbyła się na zamku Grodziec. Liczna frekwencja sprawiła, że festiwal po trzech latach przeniesiono na zamek w Bolkowie. Od tamtego czasu do dziś Bolków na kilka dni staje się polską stolica gotyku. Tyle teorii. Jak wygląda praktyka?

			Festiwal jest wielowymiarowy i to jest jego szczególną zaletą. Na imprezę mogą przyjechać fani rocka gotyckiego, wielbiciele muzyki folkowej, zwolennicy industrialu i elektroniki, miłośnicy synthopu, sympatycy new romantic, entuzjaści zimnej fali czy metalowcy. Każdy znajdzie coś dla siebie. To już norma – można wykupić bilet na jeden dzień lub czterodniowy karnet. Można bawić się pod sceną główną na zamku albo w byłym kościele ewangelickim. Tu ciekawostka – stary budynek kościelny na co dzień spełnia zupełnie inne zadanie – jest to sala gimnastyczna dla uczniów Zespołu Szkół Agrobiznesu, na czas festiwalu – scena koncertowa. To tu zaczyna się Castle Party, to tu odbywa się piątkowy „Metal Day” – czyli muzyczna uczta dla fanów death i black metalu, to tu organizowane są elektroniczne aftery.

			After Party to stały element festiwalu. Po koncertach można pobawić się przy ulubionej muzyce do białego rana. W tym roku aftery były dwa (czasami bywają trzy, dlatego zwracam na to uwagę). W „Hacjendzie” – Batcave, czyli impreza dla tych, którzy lubią takie klimaty muzyczne jak coldwave, post-punk, darkwave, batcave, gothability, deathrock, 80s, new wave czy joy-wave. Imprezy batcave’wowe mają specyficzny klimat, którego nie da się w żaden sposób opisać. Aura, która roztacza się w trakcie, sprawia, że ludzie się po prostu bawią. Niezależnie czy znają kawałek, czy nie, czy mają jeszcze siłę po całym dniu stania pod sceną, czy już jej nie mają – wchodzą w kompletnie odrealniony świat, w którym rządzi muzyka, klimat… i nietoperze  O oprawę muzyczną w „Hacjendzie” zadbali w tym roku m.in. polska ekipa Return To The Batcave oraz zagraniczni goście Nephilim, Stoolay, Draven, czy Euridice.

			Na „afterze” w kościele ewangelickim bawiliśmy się w klimatach dark elektro, industrial, ebm, synthpop, darkwave, coldwave, harsh, aggrotech. Jest tu więcej miejsca więc jeśli ktoś potrzebuje przestrzeni do tańca, to nie będzie narzekał (ale tylko podczas afterów, z koncertami jest już gorzej). W kościele w piątek zagrał m.in. Faust (Fallen Angels Party – Wrocław), w nocy z soboty na niedzielę można było usłyszeć sety „depechowe” w wykonaniu ekipy SDGE team z Łodzi, a koniec festiwalu należał do ekipy z warszawskiej „Vampiriady”.

			Zaczęłam od afterów, przejdę do koncertów. Muzycznie program 2017 był mocno zróżnicowany. Nie zbrakło gotyku, elektroniki, metalu, nie zabrakło gwiazd dużego formatu, znanych twarzy zespołów, które jeszcze w naszym kraju nie miały okazji zagrać. Nie zabrakło też ikon – gwiazd-legend jak Tiamat czy My Dying Bride. Zaczęło się dawką dobrej energii. Pierwszy dzień jest zawsze takim dniem „rozpędowym”. Wystylizowani uczestnicy na rynku, urokliwe miasteczko, baner Castle Party na baszcie zamku – ten widok zawsze cieszy.

			Piątek jest już bardziej zorganizowany. Można pójść do zamku albo posłuchać koncertu na drugiej scenie. Tu już zaczynają się decyzje i dylematy – co wybrać? W tym roku w zamkowych ruinach można było posłuchać klimatów bardziej elektro-darkwave’wowych i nie ukrywam, że piątek był moim dniem ze względu na występy: Com/Kill, Dioramy oraz Adriana Hates’a (bez Gaun:y, ale za to w duecie z Torbenem Wendtem) czyli Diary of Dreams. Zaskoczył mnie pozytywnie side-project Hates’a czyli Com/Kill – świetna energia i zupełnie inny klimat w porównaniu do mocno refleksyjnego Diary of Dreams. W piątek mocnym punktem na zamku była także folkowa Arkona. W kościele zaś można było usłyszeć m.in. takie metalowe projekty jak – Ulcer, Blaze of Peridtion czy Behedeaded – nie jestem fanką takich klimatów, ale z ciekawości podejrzałam kilka występów. 

			Sobota, jak zawsze, była dniem wyjątkowym. To wtedy odbywają się ciekawe wydarzenia poboczne m.in. spotkanie fanów steampunku na rynku czy słynne „pool party” na polu namiotowym. Ale jest to także kolejny dzień koncertowy. W zamku było bardziej elektronicznie. Zagrał m.in. Johan Van Roy czyli Suicide Commando, w kościele grano bardziej folkowo, wystąpił m.in. Sieben i Rome. Moje największe koncertowe zaskoczenie tego dnia to występ polskiego projektu Neuoberschlesien. Panowie maja świetny wizerunek sceniczny, efekty pirotechniczne dopełniają show, a teksty i poruszane w nich tematy wprowadzają słuchaczy w świat znany i nieznany – idea pracy w kopalni na Śląsku, trud i strach z nią związany, rozterki Ślązaków. Cały klimat występu tworzy jakiś magicznie-apokaliptyczny świat, w którym przetrwa tylko najmocniejszy. 

			Niedziela to dzień, którego bardzo nie lubię: świadomość, że jest to koniec festiwalu i podejmowanie logistycznej decyzji co do podziału koncertów. Tak jak w piątek i sobotę nie miałam z tym problemów, tak w niedzielę resztki sił trzeba było przeznaczyć na szybkie wycieczki miedzy zamkiem a kościołem. W niedziele na zamku zagrali: K-essence, Dance on Glass, Controlled Collapse, Mesh, Vive La Fete i oczywiście Tiamat, którego słuchałam spod sceny, a potem spod zamku (legenda legendą, ale kompletnie nie mogłam się wczuć w klimat). W kościele zaś grali – Dark Side Eons, Orbicide, Black Tower, Frederik Corona, H.Exe, In Strict Confidence. Oj, było sporo chodzenia na trasie zamek-kościół.

			Największym zaskoczeniem tego dnia było dla mnie Vive La Fete. Takiej energii na scenie chyba jeszcze nigdy nie widziałam. I to jest kolejna cecha festiwalu, którą uwielbiam. Poznaję projekty, których wcześniej nie znałam, zachwycam się występami live, daję się ponieść tej energii ze sceny. Bardzo żałuję jedynie niedzielnego występu In Strict Confidence w kościele ewangelickim. Nastawiałam się na ten vintage set, ale tak słabego nagłośnienia jeszcze na tej edycji nie było. Co ciekawe kościół „brzmiał” w tym roku bardzo dobrze, dlatego zdziwiło mnie ISC, które wypadło gorzej niż słabo. A szkoda. Posłuchałam do końca mojego ulubionego numeru „Seven Lives” (nie mogłam tego odpuścić) i niewiele myśląc wróciłam na zamek by bawić się pod sceną przy dźwiękach Mesh (a Mesh jak zawsze – wprowadził słuchaczy w tak chiloutowy klimat, że nie sposób było stać w miejscu).

			Edycja 2017 była pod wieloma względami wyjątkowa, nie tylko muzycznie. Po pierwsze pogoda – prozaiczna kwestia, która jednak potrafi wiele namieszać i popsuć nawet najlepszą zabawę. W tym roku nie padało, zimno robiło się dopiero bardzo późnym wieczorem więc można było się cieszyć każdym dniem festiwalu bez dylematów meteorologicznych. 

			Po drugie – ludzie. Dobra zabawa możliwa jest wtedy, kiedy masz wokół siebie fantastyczne osoby, które tak jak ty przyjechały na festiwal by się bawić, słuchać muzyki, spotykać z dawno nie widzianymi znajomymi. Bardzo ważną kwestią jest też bezpieczeństwo. Ten komfort kiedy nie musisz się niczego obawiać, spacerując samemu późnym wieczorem po uliczkach Bolkowa jest bardzo istotny. I za to cenię tę imprezę. Czuję się na niej swobodnie i bezpiecznie.

			Po trzecie – jedzenie. Kolejna wydawałoby się pospolita rzecz a jakże istotna. Głodny festiwalowicz ma do dyspozycji bary, budki z fast-foodami, pizzerie, grille i oczywiście punkt programu – wszechobecnie dostępne pierogi, robione i wydawane nawet z okienka prywatnych mieszkań. Szkoda tylko, że nie przyjechał bar wegański (rozstawiony naprzeciwko pola namiotowego na wysokości – mniej więcej – „Hacjendy”), który serwował w poprzednich latach bardzo ciekawe potrawy, w naprawdę dobrych cenach.

			Festiwal Castle Party zbudowany jest według bardzo dobrej recepty, która zapewnia sukces. Przepis brzmi następująco: konsekwentnie z roku na rok budowana i zróżnicowana oferta, w ciekawym miejscu, dla odbiorców zainteresowanych konkretną dziedziną sztuki czyli festiwal tematyczny, obudowany „infrastrukturą socjalną”, bezpieczny.

			Teraz rok przerwy, ale myślę, że można już zacząć odliczać dni do Castle Party 2018, które na pewno też będzie wyjątkowe.

			 

			PS. Recenzje płyt kilku zespołów, które wystąpiły na tegorocznym CP znajdziecie Państwo (podobnie jak rozbudowaną relację fotograficzną) na naszej stronie www.projektorkielce.pl
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			Diary of Dreams
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			Diorama
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			Vive La Fete
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			Suicide Commando

			 

		

		
			Fot. Emmanuella Robak

			 

		

	
		
			 

			Je suis OFF (Off Festiwal 2017), Mirosław Krzysztofek

			 

		

		
			Na tegoroczny Off Festival jechałem pełen obaw. Wynikały one głównie z niezbyt udanej ubiegłorocznej edycji, głównie z powodu masowej rezygnacji wykonawców zaproszonych do udziału w koncertach organizowanych w katowickiej Dolinie Trzech Stawów. Tym razem nic podobnego nie miało miejsca. To jedna z najlepszych edycji, na których byłem.

			 

		

		
			Na początek (piątek) wylądowałem na koncercie The Men, o którym mogę powiedzieć, że świetnie się zaczął, ale czym dłużej trwał, tym gorzej go odbierałem. Miało być garażowo, noisowo i brudno. Było zbyt grzecznie, zbyt czysto i zbyt poprawnie. Czegoś mi w tej muzyce brakowało. Wiem nawet czego. Charyzmatycznego wokalisty lub kogokolwiek w zespole. To wszystko, czego mi brakowało na koncercie Amerykanów z The Men odnalazłem u rewelacyjnych Brytyjczyków z Idles. Muzykę, którą grają można określić pojemnym słowem postpunk, ale to nie oddaje niesamowitej energii, wzmocnionej sprawnością muzyków i charyzmą wokalisty. Chwilami przypominali legendarnych kolegów z The Fall, tyle że na polepszaczach. Wokalista tym razem nie założył „obsikanych” białych spodni, widocznych na jednym z klipów zespołu. Pod koniec wykonał udane nurkowanie połączone z przeniesieniem ciała przez cały namiot, w którym odbywał się koncert, z radosną pomocą zachwyconej publiczności. Gdy znalazł się na zewnątrz, pozbył się ubrania. Tropiącym goliznę podpowiem, że jednak nie całkowicie. Dobrze spędzona godzina. 

			O występie grupy Łoskot mogę powiedzieć niewiele, bo słyszałem go z daleka, zajęty odpoczywaniem i konsumowaniem napoju, który ktoś z dużym i niekonwencjonalnym poczuciem humoru nazwał piwem. Opierając się na wiarygodnych opiniach uczestników festiwalu mogę powiedzieć, że było dobrze i nawet lepiej niż dawniej. Mikołaj Trzaska rules!

			Ogólne rozleniwienie, które ogarnia moje mocno już zużyte ciało około 22.00 ustąpiło, gdy usłyszałem pierwsze dźwięki rozkojarzonej gitary Steva Albiniego i precyzyjnej sekcji rytmicznej złożonej z basisty Boba Westona i perkusisty Todda Trainera. Shellac. Dla mnie to miał być koncert wieczoru, a może i całego festiwalu. I chyba taki właśnie był. Kapitalne widowisko słowno-muzyczne. Oczywiście w dobie Internetu trudno kogoś czymkolwiek zaskoczyć, ale szczerość przekazu i wygłaszane przez Albiniego pogadanki, chociaż znane, to jednak ciągle robią piorunujące wrażenie. Poza tym TO brzmienie. Jego podstawa: rzadka gitara z metalowym gryfem, na której Steve wygrywa swoje zimne, niepowtarzalne solówki. Sekcja rytmiczna jest również nie do podrobienia. Wszystko to wzmocnione przez doskonałe nagłośnienie. Wstrząs, ale nie zmieszanie. Rewelacyjny koncert. Po nim odechciało mi się słuchać czegokolwiek, mam tak czasami, a podobno Beak był fajny. W przeciwieństwie do Feist, bo mnie taka muzyka po prostu nie kręci. Ale kogoś pewnie tak.

			Właściwie sobota powinna być zapamiętana z powodu występu PJ Harvey, który zapowiadał się, jako duże wydarzenie, ale nim nie był. Moja kiedyś ulubiona wokalistka postanowiła ostatnio rozbudować zespół. Pierwszy błąd. Drugi, to wybór godziny rozpoczęcia koncertu. Największa scena Off Festivalu rzadko kiedy dobrze znosi światło dzienne, nawet pochodzące z zachodzącego słońca. Mimo wszystko, trzeba uczciwie przyznać, że koncert był poprawny. PJ brzmiała dobrze, zespół też. Emocje były. Tyle, że nie do końca poruszyły we mnie jakieś czułe obszary. Fani PJ Harvey z pewnością nie byli rozczarowani. Ja trochę tak.

			W mojej pamięci i to na długo pozostanie występ Richarda Dawsona, artysty, którego twórczość poznałem stanowczo zbyt późno. Szedłem na występ nieco zaniepokojony wiadomością, że będzie występował solo. Będąc pod wrażeniem jego ostatniej płyty, spodziewałem się chociaż minimalnego wsparcia innych muzyków. Scena eksperymentalna? Dobre miejsce na kameralny koncert. Facet wyglądał na nieco zagubionego, gdy się na niej pojawił. I przyznam, że nie wiem czy to element wizerunku czy szczera reakcja. Bez znaczenia. Dawson z głosem potrafi zrobić wszystko i porwać przy tym publiczność. Dodatkowo ubarwia występy narzekaniem na swoją złą kondycję fizyczną, tajemnicze cząsteczki, które są wszystkiemu winne oraz pytaniami o istnienie U.F.O. Jego piosenki to folk, „pachnący” druidami, Celtami i Stonehege. Gra na gitarze przypomina najlepsze momenty Dereka Baileya, nieżyjącego od 2005 r. brytyjskiego gitarzysty awangardowego. Koncert do podziwiania, zabawy i refleksji. Bardzo się ucieszyłem, że podobnie jak ja, publiczność „chwyciła” przekaz. Właśnie dzięki takim występom Off Festival to najlepsze miejsce w Polsce, a może i na świecie, gdzie można posłuchać muzyki tworzonej z pasją, oryginalnej i często będącej w opozycji do lansowanych mód czy brzmień. 

			W niedzielę, po posiłkach podawanych w stylu późnego PRL-u, ale za to tanich i smacznych, ruszyliśmy z Agatą, Kasią, Sebastianem, Tomaszem, Tymonem i Pawłem do Doliny. Zachęcony pozytywnym wizerunkiem występów grup pochodzących z Azji na dotychczasowych Off Festivalach, udałem się na koncert duetu Group A. Miały być skrzypce i były. Miały być industrialna elektronika, klimaty mrocznych dokonań elektronicznej awangardy. I były. Miał być performance i może był, ale jakoś nie zarejestrowałem, w którym miejscu. Rozczarowanie, po prostu nie moja muzyka.

			Z mroków elektronicznych plam dźwiękowych, demonicznych pokrzykiwań i hutniczych rytmów, wypełzłem na zalaną popołudniowym słońcem przestrzeń, powoli wypełniającą się publicznością. Największa scena, zwana „Sceną Miasta Muzyki” gościła grupę Idris Ackamoor & The Pyramids. Deja vu, bo podobną stylizację kostiumu lidera widziałem już na offie. Na koncercie Sun Ra. Przestałem się nad tym zastanawiać, bo dochodzące ze sceny dźwięki były bardziej niż przyjemne. Afrobeat, ale w ambitnym i intrygującym, jak na tę muzykę wydaniu. Wreszcie ktoś umie grać na skrzypcach oraz śpiewać. Bardzo dobry, dający pozytywną energię występ. 

			Dobrze jest. Czy może być lepiej? Czas na „Martwy kabaret”. Aby pozostać w klimacie tytułu płyty Made in Poland, koniecznie przy wegańskim hot dogu. Made in Poland zagrali dobrze. Przyjemnie było posłuchać utworów, które znałem z ubiegłego stulecia, z czasów, gdy widziałem ich na koncercie, w jednym z krakowskich klubów studenckich. Preoccupations z Kanady byli tego koncertu miłym uzupełnieniem. Nowa fala ma się znakomicie. I fajnie brzmi. Zwłaszcza na Offie. Chociaż nie jest już ani trochę nowa.

			Thee Oh Sees widziałem na jednej z poprzednich edycji. Już wtedy zrobili na mnie duże wrażenie. Skład zmienił się na przestrzeni lat. Teraz w zespole, oprócz basu i gitary, są dwie perkusje. Grające to samo. Potężnie i świetnie brzmią. Granie synchroniczne obu bębniarzy sprawdza się na koncercie. Do tego znakomite solówki lidera grupy Johna Dweyera, poparte śpiewem, chwilami przypominającym przyśpieszonego Lesa Claypoola z Primus. Do tego motoryczny bas. Kapitalna, dynamiczna muzyka rockowa ze znaczną dawką psychodelii, która brzmi zaskakująco świeżo. To była jedna z wielu prawdziwych gwiazd tego festiwalu. Dodajmy do tego bardzo dobre nagłośnienie i mamy modelowy przykład dowodu na fakt, że rock nie umarł. Ciągle coś znaczy dla ludzi. Palce lizać! Johnowi i reszcie zespołu.

			Dobrze pomyślana pora rozpoczęcia koncertu Boris, pozwalająca na prawidłowe „zdołowanie” się przed finałem wieczoru, zwiastowała fajny koncert. Zwłaszcza, że grali świetnie ocenianą kiedyś płytę „Pink”. Czegoś mi jednak zabrakło. Może szaleństwa Thee Oh Sees? Może większej zawartości piwa w napoju podawanym na stoiskach strefy gastronomicznej? Było nieźle, ale bez przypraw smakowało tak sobie.

			Wielu ludzi przybyłych na katowickie koncerty czekało na występ The Swans. Grupa od lat jest uważana za jeden z najlepszych zespołów grających własną wersję muzyki alternatywnej. Podążających własną, oryginalną muzyczną ścieżką. Koncert był hipnotyczny, awangardowy, czasami trudny w odbiorze, wspaniale nagłośniony. Michael Gira pozostaje najbardziej charyzmatycznym wokalistą, jakiego widziałem na żywo. Zespół gra perfekcyjnie, wpada w trans, ale go kontroluje. Koncert na Off Festivalu był pożegnaniem grupy w obecnym składzie i formule. Duże wyróżnienie dla organizatorów i przede wszystkim dla publiczności. Ta ostatnia nie zawiodła się. Nie wierzę w koniec The Swans. 

			PS. Galeria zdjęć, nagranie i alternatywna korespondencja na naszej stronie internetowej.
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			Idris Ackamoor & The Pyramids
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			Wojciech Orliński na spotkaniu z czytelnikami. Recenzja książki „Lem. Życie nie z tej ziemi” na str. 53.
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			Ślepe zaułki i nowe perspektywy (Festiwal “Nowe Horyzonty”), Piotr Kletowski

			 

		

		
			Może najpierw zacznę od konkursów: polskiego i zagranicznego, będących oczkiem w głowie organizatorów „Nowych Horyzontów”. W sekcjach konkursowych pokazuje się bowiem filmy mające być awangardą-ariergardą kina krajowego i światowego, wyznaczającą formalne i treściowe standardy we współczesnej X Muzie.

			 

		

		
			W konkursie polskim wygrał film „Photon”, w reżyserii Normana Leto – artysty-performera, inspirującego się współczesną nauką, zwłaszcza fizyką molekularną i biologią ewolucyjną. „Photon” – za pośrednictwem imponującej, choć zrealizowanej oszczędnymi środkami technicznymi (głównie to grafika komputerowa) formy – tworzy opowieść o ewolucji człowieka: od jego prapoczątków związanych z pojawieniem się pramaterii (tytułowego fotonu), aż po futurystyczną wizję ludzkiego rodzaju – według reżysera – związanego niechybnie ze znikaniem tkanki biologicznej na korzyść energetycznego przesyłu świadomości (tak indywidualnej, jak i zbiorowej). Tak się składa, że znam reżysera i odbyłem z nim kiedyś dość długą i ciekawą rozmowę, której głównym tematem była twórczość Stanleya Kubricka. Tym, co ujmowało Normana Leto w twórczości reżysera „2001: Odysei kosmicznej”, to przede wszystkim jego „nieludzki” dystans do ukazywanych na ekranie ludzkich spraw. Ta „boska” perspektywa, przetrącona sarkazmem, naznacza też „Photon”, jednakże między twórczością wielkiego, amerykańskiego wizjonera, a nagrodzonym we Wrocławiu filmem – przy formalnych podobieństwach ich dzieł – zieje jednak filozoficzna przepaść. Nie tyle jest to różnica formy, bo tą polski reżyser włada doskonale (film rzeczywiście wciąga widza), lecz podejście do tematu, jakim jest człowiek. Otóż kończąc oglądać film „Photon” odniosłem wrażenie, że oto skończyłem filmową symfonię bezlitosnej pogardy dla człowieka, nie tylko brutalnie sprowadzonego do wymiaru gotującej się i przepoczwarzającej materii (autor stoi tu na stanowisku skrajnie ewolucjonistycznego podejścia do ludzkiego życia, perspektywę duchową przywołując na zasadzie wyłącznie sarkastycznych inwektyw), ale przede wszystkim potraktowanego jako coś w gruncie rzeczy odrażającego, pozbawionego właściwie cech, które rzeczywiście świadczą o niepowtarzalności ludzkiego rodzaju wyodrębnionego ze świata zwierząt: współczucia, altruizmu, solidarności, miłości. 

			Można byłby łatwo zbić tę skrajnie naukową dedukcję wyzierającą z kadrów „Photonu” (fizyka kwantowa obaliła już dawno skrajnie deterministyczny punkt widzenia reprezentowany przez autora filmu), ale abstrahując od naukowego stanowiska, któremu hołduje „Photon”, zarzutem podstawowym jest właśnie ten „zabawny” nihilizm, jaki cechuje film Leto. Dzieła Kubricka, którym fascynował (fascynuje się) młody, polski artysta były ironiczne, sarkastyczne, sardoniczne – ba – okrutne wobec człowieka, ale zawsze stawały na straży jego i jej niepowtarzalności, godności, wyjątkowości, nigdy nie sprowadzając jednostki do wymiaru kupy mięsa. Więc jeśli perspektywę rozwojową kina wyznacza skrajnie antyhumanistyczny film, to wydaje mi się, że przyszłość kina jest poważnie zagrożona.

			W konkursie zagranicznym zaś wygrał ponownie film, który „wbija się” w hołubione na postępowych festiwalach filmowych na świecie trendy, niemiecki obraz „Western” Valeski Grisebach. Tym razem to trend „feminizowania kina”, w postaci promowania filmów reżyserowanych przez kobiety. Można zrozumieć tę tendencję. Gdyby spojrzeć na historię kina wybitych reżyserek było znacznie mniej niż reżyserów mężczyzn. W jakimś sensie słusznie podkreśla się, że po części była (i wciąż jest) to wina systemu produkcyjnego światowych kinematografii, hołubiących mężczyzn jako reżyserów, bardziej niż nawet najbardziej utalentowane niewiasty. A jednak w pamięci miłośników kina pojawiają się wielkie filmy realizowane przez kobiety: od pionierki X Muzy, Francuzki Alice Guy, przez mistrzynię hollywoodzkiego kina noir Idę Lupino, aż po twórczynię włoskiego kina – Lilianę Cavani, reżyserkę pamiętnego „Nocnego portiera” czy zdobywczynię Złotej Palmy w Cannes, za piękny „Fortepian”, Jane Campion. A jednak przyznać trzeba, że reżyserek wciąż mało więc, gdy pojawi się na horyzoncie film zrealizowany przez panią reżyser wywyższany jest programowo. Cóż jednak, jeśli film wcale nie jest dobry, a jego podstawową wartością zdaje się być właśnie to, że został zrobiony przez kobietę? Myślę, że to przykład filmu „Western”. Zawiązanie akcji jest tu znakomite: oto grupa Niemców przybywa do Bułgarii, by wybudować instalacje usprawniające życie mieszkańców miasteczka. Wkrótce między robotnikami, a „tubylcami” dochodzi do konfliktu, do czasu powstrzymywanego przez głównego bohatera filmu – Niemca, weterana wojny w Afganistanie, zakochanego w dziewczynie z miasteczka. 

			Ciekawe jest to przełożenie westernowych realiów z XIX-wiecznego Dzikiego Zachodu do współczesnego „Dzikiego Wschodu”, w którym odzywa się echo „Tańczącego z wilkami” Costnera. A jednak film ten jest po prostu źle wyreżyserowany! Im dalej w las, tym ciemniej. Są tu dłużyzny, wiele dramatycznych sytuacji nie ulega rozwiązaniu, reżyserka gubi wątki i tempo akcji, wreszcie bezlitośnie „puszcza” finał filmu, w którym – wbrew westernowym konwencjom (nawet tym „przepisanym”) – nie dochodzi do żadnej kulminacji, stanowiącej kodę losów głównego bohatera i innych, występujących w filmie postaci. Zresztą mimo zrozumiałej promocji kina realizowanego przez kobiety, także na festiwalu we Wrocławiu (w polskim kinie np. dzięki młodym reżyserkom, takim jak Agnieszka Smoczyńska, Katarzyna Rosłaniec, czy Daria Woszek można mówić o „kobiecej fali”), niekiedy na siłę promuje się filmy realizowane przez reżyserki, które są po prostu słabe (ciekawe, że pokazywany na „Nowych Horyzontach” najnowszy, niedobry film Sofii Coppoli „Na pokuszenie”, również wystawia jej opinię reżyserki przereklamowanej), a ich jedynym atutem zdaje się być jedynie fakt, że ich autorki noszą spódnice.

			Osobiście dla mnie, jako starego kinomana, którego miłość do kina jest bezwarunkowa i straceńcza, naprawdę jest najmniej ważne, czy film reżyseruje kobieta, mężczyzna, homoseksualista, heteroseksualista, Biały, Czarny, Żółty, czy przedstawiciel rdzennej ludności Ameryki Płn., ważne, by film mnie ujął, był wciągający, dotknął mnie w jakiś sposób, a przede wszystkim, by był dobrze zrobiony. Natomiast uważam, że wyznaczanie jakiejkolwiek taryfy ulgowej dla twórcy tylko dlatego, że jest kobietą, Afroamerykaninem, Białym z Rumunii, czy Eskimosem szkodzi po prostu kinu. Więc jeśli przyszłość kina mają wyznaczać jedynie standardy poprawności politycznej, to kres kina jest bliski. To jednak, że psioczę na uhonorowane filmy nie zmienia faktu, że jest z nich jednak niemały pożytek, bo jednak nie pozostawiają widza obojętnym, że go irytują, pobudzają (nawet, a zwłaszcza do krytycznego) myślenia, sprawiają, że widz zadaje sobie pytania o przyszłość człowieka czy filmowej sztuki.

			Z pewnością jednak nie same konkursy stanowią o wartości wrocławskiego festiwalu. Crémè de la crémè filmowego Wrocławia były z pewnością pokazy, które kiedyś zwano „Panoramą”, a dziś „Pokazami galowymi”. A tam choćby bardzo ciekawa Złota Palma w Cannes, szwedzki film „The Square”, w reżyserii Rubena Ostlünda – zrealizowana w formie sarkastycznej komedii opowieść będąca w swej istocie zjadliwą krytyką elit, które w głębokiej pogardzie mają nie-elity, choć właśnie z ludzkiej biedy czynią centralny punkt swej troski będącej tematem ich „humanistycznej” sztuki. Choć i ci „biedni” nie są aniołami – przemoc, interesowność, lenistwo, wyrachowanie, to też cechy charakterystyczne „człowieka prostego”, bardziej zdającego się na łaskę państwa niż chcącego wziąć się do uczciwej pracy. Przy całym krytycyzmie, jednak ta opowieść o wpływowym szefie galerii, który wskutek tragikomicznych wydarzeń przekonuje się o tym, co w życiu jest najważniejsze, reżyser przywraca proporcje w spojrzeniu na współczesny świat, zachwiane przez irracjonalne, często napędzane właśnie lewicową poprawnością polityczną, bądź prawicowym zacietrzewieniem postawy. Zresztą wiele było we Wrocławiu filmów, które – być może wbrew raczej liberalno-lewicowym trendom panującym we współczesnej mentalności i we współczesnym kinie – ukazywały pułapkę idealistycznego myślenia w myśl lewicowego poprawiania natury (zwłaszcza ludzkiej). Oto np. w reklamowanym przez organizatorów jako „feministyczna fantazja”, pokazywanym w pasie „Trzecie oko”, dość oryginalny film „Ewolucja” Lucile Hadzihalilovič, śledzimy historię dziwnej kolonii zamieszkiwanej przez same kobiety i ich dzieci – małych chłopców. Wkrótce okazuje się, że kobiety są tak naprawdę kreaturami z głębi morza, które prowadzą „hodowlę” swojego gatunku, dokonując transformacji ludzi w owe syrenio podobne twory. Świat (idealnej?) sfeminizowanej przyszłości to – według twórców filmu uniwersum zamieszkiwane przez wyjęte jakby z literatury („Dagon”) Lovecrafta, kobiece istoty zmieniające chłopców w kobiety za pomocą odrażających eksperymentów medycznych? Zgroza... zgroza...

			W „Pokazach galowych” rzecz jasna wiele było filmów dotykających problemu emigranckiego exodusu naznaczającego naszą część świata. W nie do końca udanym, choć na swój sposób interesującym (poprzez nawiązania do komedii slapstickowej) „Po tamtej stronie nadziei” Aki Kaurismäki zwalisty fiński prywaciarz, pomagając uciekinierowi z Syrii i jego siostrze, niespodziewanie odkrywa w sobie altruistyczne człowieczeństwo. W znacznie ciekawszym, węgierskim obrazie „Księżyc Jowisza” – Kornéla Mundruczó – łączącego w sobie formalne zabiegi nestora kina znad Balatonu – Miklósa Jancsó (film oparto na jazdach kamery – ale nie jak u Jancsó-materialisty – horyzontalnych, lecz wertykalnych, co ma uzasadnienie w treści filmu) z rozwiązaniami rodem z hollywoodzkiego blockbustera, emigrant z Bliskiego Wschodu okazywał się aniołem, potrafiącym lewitować uciekając przed policyjnymi zagonami. „Za rzadko patrzymy w niebo” – mówi w pewnym momencie jeden z bohaterów filmu, jakby upatrując moralnej inspiracji dla współczesnego, znieczulonego na potrzebny innych ludzi, współczesnego człowieka w rzeczywistości wyższej od niego. Przy czym wszystkie te filmy jednostronnie ukazywały problem uchodźców, idealistycznie ukazując przybywających z Bliskiego Wschodu przybyszów (a nawet tu starając się udowodnić – jak w swym filmie Mundruczó – że za zamachami przypisywanymi uchodźcom stoją służby specjalne państw, do których przybywają emigranci). Ukoronowaniem tej tendencji był, swoją drogą znakomicie zrealizowany (i zagrany – grająca główną rolę Diane Kruger zgarnęła za swą rolę Złotą Palmę) film Fatiha Akina „W ułamku sekundy”. Akin – znakomity turecko-niemiecki reżyser (trzeba mieć odwagę by, jako Turek zrealizować film o masakrze Ormian – myślę tu o filmie „Rana” z 2015 r.), tym razem w osnowie psychologiczno-sensacyjnej opowieści o Niemce, która traci swoich bliskich (pochodzenia tureckiego) w nazistowskim zamachu, tworzy – z jednej strony wnikliwy portret (wciąż) pogrążonego w uprzedzeniach niemieckiego społeczeństwa, z drugiej film-agitkę przeciwko prawicowemu ekstremizmowi (będącemu rzecz jasna problemem, ale równie wielkim jest ekstremizm islamski oraz lewicowy – niestety o tym filmów się nie kręci, kończąca film Akina plansza z informacją o sześciu ofiarach nazistowskich zamachów z RFN, choć zastanawia, każe zapytać o ilość ofiar we wszystkich zamachach przeprowadzonych przez islamskich ekstremistów w Europie).

			Ale były również we Wrocławiu filmy dalekie od polityki, często rozświetlające światłem kamery kameralne, ludzkie dramaty. W z jednej strony oryginalnych, z drugiej epigońskich filmach Freda Kelemana, który doczekał się wrocławskiej retrospektywy – jak choćby w hipnotycznym „Zmierzchu” (1999) – dramat człowieka przeżywającego uczuciowy kryzys i dostępującego ofiarniczej epifanii zyskał wzruszająco poetycki wymiar. A w meksykańskim filmowym dziwadle, będącym hołdem dla „Opętania” Żuławskiego – filmie „Nieoswojeni” („Untamed”, 2016) Amanta Escalante – seksualne obsesje bohaterów przybierały kształt „cthulopodobnego” stwora dostarczającego swym „ofiarom” jednocześnie bólu i seksualnej ekstazy.

			Mało było z pewnością w tym roku klasyki kina – tak chętnie oglądanej na dużym ekranie przez niżej podpisanego i innych kinomanów (komplety na „Pieniądzu” Bressona i „Stalkerze” Tarkowskiego są tego dowodem). Za to dopisało gatunkowe „Nocne szaleństwo”: błyskotliwe, choć maksymalnie okrutne australijskie „Ogary miłości”, w których reżyser Ben Young pokazał, że wie, co to „przestrzeń poza kadrem”, koreański hiperbrutalny polityczny akcjoner „Asura – miasto szaleństwa” Kim Sung-su (z finałem przebijającym słynną scenę masakry z młotkiem z „Oldboya” Park Chan-wooka) i przedziwny, przekraczający wszelkie granice fekalno-seksualno-anarchistyczny „Kuso”, w reżyserii hip-hopowego artysty o pseudonimie Flying Lotus były tego najlepszymi dowodami. 

			Z pewnością jednak powodem, dla którego wybrać się trzeba było w tym roku do Wrocławia, był przegląd twórczości tytana francuskiego kina kameralnego Jacquesa Rivette’a, zakochanego w teatrze kinofila, którego dwunastogodzinny film „Out 1” (1971) – w którym sztuka teatralna na zasadzie audiowizualnej osmozy przechodziła płynnie w kino – udowadniał, że nawet, jeśli we współczesnym kinie nie znajdziemy nic interesującego (czemu festiwal „Nowe Horyzonty” – jak wcześniej, taki i teraz – przeczy w całej rozciągłości), zawsze można sięgnąć po dokonania reżyserów z (nie tak odległej) przeszłości…

			 

			PS. Top 10 festiwalu, wraz z uzasadnieniem, na naszej stronie internetowej.
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			„Księżyc Jowisza (Jupiter’s Moon)”

			 

		

		
			[image: 25_04_The%20Square%20(7).psd]
		

		
			„The Square”
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			Fot. Materiały prasowe organizatora

			 

		

	
		
			 

			Wiatraczek zakręcony (Międzynarodowy Harcerski Festiwal Kultury Młodzieży Szkolnej), Małgorzata Angielska

			 

		

		
			44 Międzynarodowy Harcerski Festiwal Kultury Młodzieży Szkolnej to coroczne święto w Kielcach. Edycja 2017 trwała krócej niż poprzednie, bo tylko dziesięć dni. W tym roku gościliśmy wiele grup z różnych państw, które wzbogaciły swoim kolorytem stolicę województwa świętokrzyskiego. Harcerze oraz przyjaciele harcerstwa zakręcili festiwalowym Wiatraczkiem w imię idei braterstwa i służby na rzecz innych.

			 

		

		
			Culture Scout Camp – Miasteczko Festiwalowe na terenie kampusu Politechniki Świętokrzyskiej prowadzili świętokrzyscy harcerze i instruktorzy kieleckich instytucji kultury. Proponowali, m.in. udział w Grze Miejskiej „Muzeopoly”, dzięki której nowo przybyli mogli lepiej poznać historię naszego miasta. Przeznaczona dla uczestników z Winnicy, Andrychowa, Pucka, Władysławowa, Wrocławia, Koła, Ostrowca Świętokrzyskiego, Krakowa, Skarżyska-Kamiennej, Solca-Zdroju, Darłowa, Starobielska, Toronto, Montrealu, Erywania oraz z wielu innych miast, cieszyła się dużym zainteresowaniem. Pierwszy weekend festiwalu to przede wszystkim: „Koncert Międzypokoleniowy”, festyn rodzinny i wielki, powitalny koncert w amfiteatrze Kadzielnia – „Gospodarze Gościom”. Na scenie wystąpiło ponad 450 wykonawców z województwa świętokrzyskiego.

			14 lipca ulicami Kielc przeszedł barwny korowód harcerski. Mogliśmy podziwiać młode osoby, wesoło machające chorągiewkami i śpiewające. Trasa wiodła od pomnika Henryka Sienkiewicza „Quo vadis”, deptakiem kieleckim do Rynku, na którym odbył się koncert „Zakręceni na Kielce”, a harcerze otrzymali klucze do miasta. Przez kolejne dni odbywały się konkursy wokalne i taneczne dla gości. Dodatkową atrakcją dla kielczan była możliwość zabawy w Miasteczku Festiwalowym m.in. Instytut Dizajnu zaprosił chętnych na warsztaty wykonywania hula-hop i skakanek pod okiem instruktorów; Muzeum Historii Kielc – warsztaty linorytu; Teatr Lalki i Aktora „Kubuś” – warsztaty tworzenia lalek i teatralne. Kieleccy harcerze zorganizowali na rynku piknik rodzinny i wspólne śpiewanie na Koncercie Międzypokoleniowym z oprawą muzyczną zespołu Watraki z Koła. Do dyspozycji przybyłych byli animatorzy, którzy wymyślili i nadzorowali gry i zabawy dla najmłodszych (m.in. malowanie twarzy czy puszczanie baniek, gry ruchowe i planszowe). Na koncercie „Gospodarze Gościom” motywem przewodnim były Pompeje. Pomysłodawcą był Tomasz Rowiński, choreograf i opiekun artystyczny grupy tanecznej Studio Stylu i Tańca „Rewanż”, działającej przy Wojewódzkim Domu Kultury. W przygotowanych wydarzeniach – przeglądach i warsztatach – udział wzięło 48 grup, łącznie 471 osób. Podsumowaniem Festiwalu Harcerskiego był Koncert Galowy, 22 lipca o godzinie na kieleckiej Kadzielni. W szranki stanęło pięćdziesięciu wykonawców: soliści, formacje taneczne, zespoły wokalne, które zostały nagrodzone tradycyjnymi Jodłami – brązową, srebrną i złotą. W festiwalu wzięło udział dziewięćset dwadzieścia osób z Polski, Kanady, Ukrainy i Armenii.

			 

		

		
			[image: 28_04_17-DSC_3217.psd]
		

		
			Koncert – scena na Rynku
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			Kadzielnia – koncert „Gospodarze Gościom”
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			Korowód na ulicy Sienkiewicza
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			Korowód na Rynku

			 

		

		
			Fot. Krzysztof Krogulec

			 

		

	
		
			 

			Wpływologia ogólna (Konsumpcja kultury, a jej produkcja), Artur Wabik

			 

		

		
			Myślę o tym za każdym razem. Kiedy Neil Gaiman przyznał, że w wieku 11 lat zasłuchiwał się w „Space Oddity” Davida Bowiego, na którym później oparł stworzoną przez siebie postać Lucyfera. Kiedy dowiedziałem się, że Jean Giraud Moebius nazywał swoją córkę Nausicaä, na cześć postaci stworzonej przez Hayao Miyazakiego. Kiedy inny japoński artysta, Takashi Murakami, wrzucił na swój instagram zdjęcie z wystawy krakowskiego artysty street artowego, Nawera. Za każdym razem zastanawiało mnie, jak żyjący w tym samym czasie artyści wpływają na siebie nawzajem.

			 

		

		
			Powszechnie wiadomo, że twórcy nie funkcjonują w kulturowej próżni, a inspiracje są istotną częścią procesu twórczego. Co zatem konsumują polscy artyści? Z moich obserwacji wynika, że pisarze najchętniej czytają prasę codzienną i tygodniki, artyści sztuk wizualnych preferują kino i gry wideo, zaś wszyscy bez wyjątku oglądają seriale. Duża część jest też na bieżąco z rynkiem muzycznym. To oczywiście duże uogólnienie, ponieważ każdemu twórcy należałoby się przyjrzeć z osobna. Łatwiej powiedzieć czego nie konsumują. Muzyka poważna, teatr, opera, balet – to stosunkowo rzadki temat rozmów na wernisażach. Zapewne odbija to spektrum zainteresowań całego społeczeństwa. W końcu artyści nie różnią się aż tak bardzo od innych ludzi. Oprócz tego twórcy chętnie konsumują dobre potrawy i alkohol. W tym środowisku nie spotykam zbyt wielu ascetów, za to całe mnóstwo sybarytów.

			Jaki wpływ ma konsumpcja kultury na jej produkcję? W największym uproszczeniu: powoduje, że w kolejnych dziełach pojawiają się zbliżone do siebie postaci, wątki fabularne, czy rozwiązania formalne. Nie chcę przez to powiedzieć, że wtórność kultury jest bezpośrednim wynikiem inspiracji, a jedynie, że nieuniknione są w tym procesie pewnego rodzaju echa. Szczególnie, jeśli uwzględnimy ilość tekstów kultury produkowanych codziennie na całym świecie. Agregatem tych treści jest strona internetowa TV-Tropes zajmująca się dokumentowaniem i systematyzowaniem toposów popkulturowych. TV w nazwie strony odnosi się do jej początków, kiedy analizowano na niej przede wszystkim wątki obecne w telewizji. Z czasem obszar zainteresowania jej twórców rozszerzył się na inne media. Obecnie jest studnią bez dna, której meta-poziomy rozciągają się znacznie poniżej IX Kręgu Dantego. 

			Można na to spojrzeć jeszcze szerzej, odwołując się do koncepcji archetypów, czyli pierwotnych wzorców postaci, zdarzeń, motywów, symboli i schematów. Zdaniem Junga archetypy występują w nieświadomości zbiorowej i nieświadomości indywidualnej, czego dowodem ma być m.in. właśnie fakt występowania u ludzi i w dziełach, typowych i powtarzających się motywów. Idąc za tym tropem należałoby stwierdzić, że w zasadzie nie jest możliwe stworzenie oryginalnego dział sztuki. Stąd przecież wywodzi się współczesna kultura remiksu, a także literatura postmodernistyczna, z całym jej eklektycznym bagażem. Czytelnicy najbardziej lubią historie, które znają, stąd popularność takich pisarzy, jak Terry Pratchett czy JK Rowling.

			W przeszłości rysownicy i malarze utrzymywali obszerne księgozbiory z referencjami, a ich pracownie, przypominające bardziej rekwizytornie teatralne, zapełniały pokrywające się kurzem repliki broni, ozdoby i stroje z różnych epok, manekiny obwieszone umundurowaniem i nakryciami głowy. Wraz z pojawieniem się komputerów, stopniowo zaczęły zastępować je archiwa cyfrowe – dyskietki, płyty CD, DVD, a później dyski zewnętrzne, wypełnione tysiącami posegregowanych tematycznie zdjęć. Dziś posiadanie wypchanej sowy nad biurkiem służy artyście bardziej do budowania klimatu w trakcie udzielania wywiadów, niż autentycznym referencjom. Wszystko to zastąpił internet, gdzie w mgnieniu oka można podejrzeć kształt zarówno halabardy czy muszkietu, jak i rakiety Saturn czy skafandra z misji Apollo. Nie ma potrzeby przechowania analogowych kopii, skoro można skompresować trochę danych, wcisnąć ja na kolejny nośnik, lub coraz częściej – wystrzelić w chmurę. 

			Referencje to jednak nie wszystko – czasem chcemy spojrzeć na to, co robią koleżanki i koledzy po fachu. Jak wyszło im najnowsze płótno, ilustracja, komiks czy mural. Nic prostszego: wystarczy wejść na forum branżowe, Facebooka, Tnstagram czy YouTube. Tutaj większość komunikatów służy autopromocji. Łatwo jednak zaprószyć sobie tym podglądaniem oczy. Bywają dni, że po przejrzeniu feedu opadam z sił. Zbiorowa kreatywność przytłacza mnie swoim bezmiarem. Znajomi publicyści, pisarze, poeci, ilustratorzy, komiksiarze i street artowcy zlewają mi się w jedną wielogłową hydrę. Po kilku minutach mam wrażenie, że wszystko już dziś powiedziano, przeanalizowano natychmiast każde wydarzenie polityczne, zrecenzowano wszystkie wystawy, pomalowano wszystkie ściany, itd. Tak jak struktura każdego archetypu jest bipolarna – posiada on swoją konstruktywną i destruktywną stronę – tak i Internet potrafi w równym stopniu inspirować, jak i zniechęcać do pracy twórczej.

			 

		

	
		
			 

			Do trzech razy Sztuka (Festiwal „Hurra!Art!” TLiA „Kubuś”), Agnieszka Kozłowska-Piasta

			 

		

		
			Dwa spektakle dla tych, którzy jeszcze chodzą w pieluchach, trzy dla przedszkolaków i młodszych uczniów, a dwa dla dorastającej młodzieży. Do tego czytania sztuk, warsztaty, spotkania, dyskusja i pokazy filmów krótkometrażowych – zorganizowany przez Teatr Lalki i Aktora „Kubuś” w sierpniu Wakacyjny Festiwal Sztuki dla Dzieci „Hurra! ART!” już po raz trzeci rozgrzewał do czerwoności rodzinną widownię.

			 

		

		
			Z roku na rok widać coraz większe zainteresowanie festiwalowymi wydarzeniami. Mała sala KCK wypełniona była po brzegi na wszystkich spektaklach, które oglądałam, a skromna przestrzennie widownia „Kubusia” wręcz pękała w szwach. Nic dziwnego, skoro dzięki imprezie młodzi widzowie mogą obejrzeć mądre, dobre, ciekawe produkcje z całej Polski i na dodatek mogą to robić w weekendy, kiedy ich rodzice mają dla nich trochę więcej czasu.

			Nowością tej trzeciej edycji były spektakle dla młodzieży. Nastolatki mogły poznać losy Samuela, którego rodzice się rozwodzą, a on sam zakochuje się w Wioli. Niezwykle energetyczny, dowcipny, lekki, ale trafiający w punkt „nastoletnich problemów” z tożsamością, poszukiwaniem sensu, spektakl aktorsko (bardziej) – lalkowy (mniej) zaprezentował kielczanom zespól Wrocławskiego Teatru Lalek „SAM, czyli przygotowanie do życia w rodzinie” to także satyra na szkołę i system edukacji nie przystający do tego, co dzieje się w realnym życiu. Tydzień później młodzi widzowie mogli poznać historię Kasieńki, która wraz z mamą przeprowadza się do Wielkiej Brytanii, aby tam szukać zaginionego ojca. Spektakl z Teatru Miniatura w Gdańsku zrealizowany w konwencji (choć znacznie unowocześnionej i wykorzystującej współczesne media) teatru cieni opowiada o typowych problemach nastolatków: tych walczących o dominację i posłuch u swoich rówieśników, tych zagubionych, zdołowanych i niepewnych swojej wartości, i wreszcie tych po raz pierwszy zakochanych. Zarówno „SAM” jak i „Kasieńka” to bardzo udane portrety naszej współczesności, wypełnionej coraz bardziej nielubianą i coraz mniej tolerowaną różnorodnością: religijną, światopoglądową, etyczną, kulturową. To właśnie w takim świecie dorastają współczesne nastolatki, pozbawione autorytetów, wsparcia ze strony dorosłych. Czy teatr może im pomóc odnaleźć własną drogę?

			Odpowiedzi na to pytanie szukali uczestnicy dyskusji poświęconej udziałowi młodzieży w życiu teatralnym. Problem jest, bo prowadzane do „Kubusia” maluchy, gdzieś około 10 roku życia, gdy osiągną IV klasę podstawówki do teatru chodzić przestają i zaczynają (lub nie) na nowo dopiero gdzieś w ostatnich klasach liceum, ale już do „dorosłego” Teatru im. S. Żeromskiego. Kiedyś decydował o tym brak repertuaru dla tych młodych, ale już starszych. Teraz już nie, bo młodzieżowa scena „Kubusia” ma się coraz lepiej, oferując naprawdę różnorodny repertuar, nawet dla tych, którzy dopiero niedawno skończyli 10 lat (myślę tu o spektaklu „O wojnie, która zmieniła Rondo”, także prezentowanym na festiwalu razem z towarzyszącymi mu warsztatami). Podobnie jest w całej Polsce, a prezentowane na festiwalu Hurra! ART! spektakle są tego najlepszym dowodem. A przecież jest potrzeba opowiadania o młodzieży. Kolejne sezony seriali o życiu licealistów, gimnazjalistów, szkolnych problemach solidnie zakorzeniły się w programach prawie wszystkich polskich stacji telewizyjnych. Może lepiej byłoby pokazywać to w teatrze?

			Udział młodzieży w życiu teatralnym to nie tylko bierny odbiór spektakli. Młodzież chce w teatrze występować i dla teatru pisać. Jednym z przykładów tej działalności była czytana podczas festiwalu sztuki „Słońce na polu minowym” 16-latka Filipa Porębskiego, opowiadającej o dzieciach zagubionych gdzieś w ruinach Aleppo. I choć młody człowiek musi jeszcze popracować nad warsztatem, to cieszy, że zamiast ścigać się z rówieśnikami w ilości i jakości sprzętu elektronicznego czy pojedynkować się na lajki, po prostu zajmuje się pisaniem. Kolejną czytaną pozycję, nagrodzone „Królestwo zwierząt” niemieckiego duetu Nolte Decar o życiu młodzieży czytali równolatkowie bohaterów. 

			Podczas tej edycji Hurra! ART! organizatorzy nie zdradzili młodszych widzów. „Najnaje” przyjrzeli się poetycko-muzycznej opowieści o lnie Teatru Atofri z Poznania oraz obejrzeli taneczną definicję budowania relacji w spektaklu „Blisko” z Centrum Sztuki Dziecka w Poznaniu. Mamy i tatusiowie maluchów mogli nauczyć się kołysanek dla dzieci podczas warsztatów, dowiedzieć się, jak pracować i bawić się z dziećmi do lat 5 lub jak ożywić i wykorzystać stare projektory i bajki na kliszach. 

			Starsi widzowie (no bez przesady, tacy 6+, choć i rodzice nie mają na co narzekać) doskonale bawili się na spektaklu „Słoń i kwiat”, powstałym w koprodukcji Białostockiego Teatru Lalek i grupy Coincidentia. Ten ostatni duet doskonale znamy z wyjątkowego (i moim zdaniem wybitnego) spektaklu „Monstrum Band” Kubusiowej sceny dla młodzieży. „Słoń i kwiat” zrealizowano w podobnej – zabawnej, pełnej fantazji i magicznych pomysłów realizatorskich – choć dużo mniej drapieżnej stylistyce: grać można na wszystkim, bohaterów z powodzeniem zastąpią papierowe składanki origami, dekorację można zdemolować, a biegające kwiaty, malutkie słonie i uciekające linie wodne są przecież czymś naturalnym i powszechnym. O uprzedzeniach i trudnościach w akceptacji inności opowiadał z kolei „Różowy gość” z warszawskiego Guliwera. Tytułowy bohater przylatuje z kosmosu do zwykłej, czteroosobowej rodzinki. Dzieciaki przyjmują go z otwartymi ramionami, mama próbuje zrobić z niego człowieka, a tata – domowego pupila.

			Do trzech razy sztuka – mówi popularne powiedzenie, które ma nas przekonać, że nie należy przejmować się porażkami. W przypadku Hurra! ART! ten trzeci raz był raczej „proszeniem się o porażkę”, bo do udziału w festiwalu zaproszono najmniej teatralnie zaangażowaną grupę widzów, czyli młodzież. Mimo to się udało. I to dobrze wróży kolejnym edycjom festiwalu. Pozostaje tylko jeszcze zaapelować do młodzieży i starszych: Nie czekajcie na Hurra! Art! Do „Kubusia” warto chodzić także na co dzień. Jest co oglądać. Naprawdę!
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			Warsztaty „Magia liter”.

			Fot. Anna Ciszowska
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			Spektakl „Różowy Gość”.

			Fot. Bartek Warzecha
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			Warsztaty filmów krótkometrażowych. Fot. Bartek Warzecha

			 

		

	
		
			 

			In burčák veritas (Dionizje współczesne jako element kultury karnawałowej), Grzegorz Niemiec

			 

		

		
			Ślady pierwszego osadnictwa w miejscu gdzie rzeka San domierza do Wisły pochodzą z neolitu i są starsze niż tradycja wytwarzania wina na Sandomierszczyźnie. Ta sięga wieków średnich, XII. i XIII. stulecia. Rozbrajająco wymowne są nazwy tutejszych wsi: Winiary i Winiarki. To nazwy – posągi, zaklęte w dziedzictwie przyklasztornych winnic i na trwałe osadzone w języku endemity.

			 

		

		
			Powstałe w 2013 r. Sandomierskie Stowarzyszenie Winiarzy jest kulturowym spadkobiercą średniowiecznej tradycji wytwarzania wina liturgicznego w zakonach joannitów, dominikanów i paulinów. Klasztorny ethos doczekał się świeckiej kontynuacji w powstałych na żyznych lessach i spadzistych zboczach winnicach (np. Winnica Sandomierska, Winnica Faliszowice i Winnica nad Jarem). 

			Znana maksyma mówi, że wino im jest starsze tym lepsze (otwarta butelka wiekowej Madery zachowuje idealny smak aż przez dwa dni), ponieważ trwałość wina to swoista differentia specifica, więc obchody pierwszego winobrania mogą też być uroczystością na cześć jego długowieczności, wiadomo bowiem iż nawet to młode wino jest projektem – in spe – w czasie, bo na swój sposób czasowi nie ulega.

			Tegoroczne Święto Młodego Wina odbędzie się 18-19 XI. (piąta edycja). Areną konferencji, koncertów i degustacji będzie położony na siedmiu wzgórzach mały Rzym – Sandomierz. Współczesny barwny korowód jest jak attycki pochód ku czci greckiego boga wina i płodności – Dionizosa, który odbywał się w miesiącu Pyanepsion (październik-listopad) podczas święta winobrania – Oschoforiów. Sam Dionizos, kiedy został mężczyzną, odkrył szczep winny i zrobił z niego użytek, lecz Hera – za zdradę męża – poraziła syna Zeusa szaleństwem podróżowania, stąd winnice są na całym świecie. 

			Patrząc na próby odrodzenia tradycji kulinarnej, winiarskiej w regionie świętokrzyskim – zobaczmy jak robią to inni. Z powodzeniem czyniąc z tradycji element nawiązujący do tradycji śródziemnomorskiej, łącząc historię, z elementem etnicznym oraz kulturą wysoką (literatura, film).

			Morawski Region Winiarski (Vinařská oblast Morava) składa się z czterech subregionów: Znojemski, Mikulowski, Wielkopawłowicki i Morawskosłowacki i liczy aż trzysta dwanaście gmin. Miejscowe wyroby zaskakują sommelierów, a nawet dystansują zachodnią konkurencję. Tutaj stosownie do symbolicznego kodu kulturowego, greckie mity z Dionizosem zastąpiła czeska mistyfikacja wg Ladislava Smoljaka i Zdeňka Svěráka, gdzie Jára Cimrman jest genialnym wynalazcą wszystkiego, nawet wina – burčáka.

			Wiadomo, że Czesi pili piwo nawet kiedy byli Austro-Węgrami. Najpierw Hašek z Lipnicy nad Sazawą wysłał Szwejka do Czeskich Budziejowic i praskich piwiarni. Później Hrabal wychował się w nymburskim browarze i napisał opowiadania o stryju Pepinie, żeby razem chodzili do gospody „Hájenka”.

			Pilsner powstaje w wyniku fermentacji alkoholowej, ta sama fermentacja moszczu z winogron daje gotowy do spożycia burčák (pol. burczak), który jesienią rywalizuje na Morawach z piwem o miano najbardziej popularnego napoju orzeźwiającego. 

			Burczak to napój winny (1-7% alk.) dostępny w Czechach, Niemczech, Austrii i na Słowacji, zawiera naturalny cukier i wyczuwalne w smaku i zapachu owoce. Ten z białych winogron ma kolor jasnożółty, rzadszy jest czerwony bądź różowy z ciemnych odmian winorośli. Ustawa winiarska określa, że napój pod nazwą burczak można sprzedawać w okresie 1.08 – 30.11 właściwego roku kalendarzowego, ale zwykle winne dożynki są obchodzone we wrześniu i październiku, więc trzeba się spieszyć!

			Morawianie mówią, że burczak to wino w połowie drogi, bowiem napój jeszcze fermentuje i ma krótki termin przydatności, ale właśnie dzięki temu poznajemy inną naturę wina, bo na swój sposób jest w burczaku prawda o winie à rebours. W większości języków nie ma nazwy dla wina - burczaka, co wpędza w lingwistyczne tarapaty. Przykładem niech będzie zły przekład tytułu czeskich komedii o morawskim winiarstwie: „Bobule 1” i „2 Bobule” („Młode wino 1” i „2 młode wina”) - bobule to jagody, tutaj owoce winorośli. Filmy zyskały uznanie widowni i nawet organizuje się wycieczkę: „Południowe Morawy albo Bobule 3” po rezerwacie biosfery UNESCO Pálava, zabytkowych piwniczkach winiarskich i ziemiach, gdzie rozciągało się pierwsze państwo Słowian – Rzesza Wielkomorawska.

			Oczarowany Morawami Kundera dał czeskiej literaturze sugestywny opis ludowego święta – Jazdy Królów w powieści „Żart”. Teraz burczak nie może się doczekać beletrystycznej historii o sobie samym, bo w kraju południowomorawskim jest wszędzie: w winotekach i piwiarniach, galeriach handlowych i sklepikach na prowincji, stąd osobliwe szaleństwo promieniuje na całą Republikę Czeską pod postacią licznych imprez folklorystycznych. Przykładowo Obchody ku czci św. Wacława (Svatováclavské slavnosti) to święto patrona czeskiej ziemi, piwowarów i winiarzy. Deptanie winogron bosymi nogami (Šlapání hroznů bosýma nohama) czyli współzawodnictwo dziewcząt w ubijaniu winogron w kadzi przy akompaniamencie regionalnej kapeli. Burczakowa wędrówka (Putování za burčákem) to tournée z obowiązkową degustacją po przygotowanych dla pieszych i rowerzystów ścieżkach.

			Owo wędrowanie ma charakter mistyczny, wszak człowieka będącego długo w drodze, wędrowca i pielgrzyma określa jedno czeskie słowo – Poutník. I jest coś sakralnego w pochodach Czechów – Pielgrzymów z morawskich czterech świata stron na Festyn Burczaka (Burčákfest), który odbędzie się 29-30 IX. 2017 r. (13. edycja) w barokowym klasztorze norbertanów Louka przemienionym w muzeum winiarstwa, w dolnym biegu rzeki Dyji gdzie znajduje się burczakowa Mekka – Znojmo.

			 

		

		
			[image: 32_03_DSC_7551.psd]
		

		
			[image: 32_01_DSC_4036.psd]
		

		
			Fot. Standa Nováček

			 

		

	
		
			 

			By, by spodek. Good morning…? („Pożegnanie dworca PKS” – kontekst architektury, fantastyki i miejsc ikonicznych), MCM i PC

			 

		

		
			PC: Fajną płytę wczoraj słyszałem.

			MCM: Co tym razem?

			PC: „Kino mocne” Darka Makaruka, uwspółcześnione, trochę jazzujące improwizacje przedwojennych ekranowych szlagierów polskiego kina.

			MCM: Na studiach w Michigan usiłowaliśmy obejrzeć fragmenty kilku, w ramach kursu, ale niestety niewiele z tego wyszło. 

			PC: Artystycznie, to było bardzo słabe kino. W prawie każdym filmie, obowiązkowo umieszczano wtedy kilka piosenek. Trochę takie Bollywood nad Wisłą. Schemat gonił schemat.

			MCM: Wróćmy jednak do płyty.

			PC: Makaruk od poprzedniego krążka reinterpretuje, mówiąc współczesnym językiem rewitalizuje tradycję. Na poprzedniej płycie „Erotyki ludowe” sięgnął do folkloru. Tutaj, powiem, że paradoksalnie, też nawiązuje do folkloru, ale mieszczańskiego, popkulturowego, budowanego w Polsce w 20-leciu. „Kino mocne” przywołałem w kontekście dwudniowego eventu, związanego z pożegnaniem „spodka”, który rozpoczął się właśnie jego koncertem… w przestrzeni postindustrialnej.

			 

		

		
			MCM: Nie za bardzo… kompletnie nie rozumiem o czym mówisz?

			PC: Spodek albo – rzadziej – UFO, to potoczna nazwa kieleckiego dworca autobusowego. Zaraz prześlę Ci zdjęcia. Niedługo zostanie wyremontowany i stąd ten minifestiwal – dwa koncerty, zwiedzanie podziemi, warsztaty, pamiątkowe pocztówki, stare gry, przejażdżki autobusem, fotografowanie z szablonami retro, taka trochę sentymentalna podróż w otchłań późnego PRL-u. Socjolog na pewno lepiej by objaśnił ten fenomen jako próbę poszukiwania tożsamości, odnajdywania korzeni…, zaś sama – potoczna – nazwa dworca pochodzi od jego, bardzo nietypowej w Polsce, architektury.

			MCM: Wspomniałeś o dwóch koncertach.

			PC: Obok Makaruka, zespół Super Girl and Romantic Boys – w bardzo powierzchownej warstwie można ich wrzucić do worka z muzyką nawiązującą do elektro, disco lat 80., czyli bardzo modnym nurtem retro, ale dekadenckość, depresyjność tekstów, które pozornie kłócą się z melodią… Zderzając muzykę, sceniczny kostium, tekst, stwierdziłbym, że to trochę tak, jakby punkowcy dopadli techno aparatury.

			MCM: Właśnie oglądam zdjęcia „spodka”. Wygląda ciekawie. Opowiedz trochę o nim. 

			PC: Właśnie osiągnął wiek „chrystusowy” – budowę, po dziewięciu latach, ukończono w 1984 r. Jego twórcom (Edward Modrzejewski, Jerzy Radkiewicz, Mieczysław Kubala) udało się stworzyć jeden z najciekawszych projektów powojennego, polskiego modernizmu, który od lat 90. jest masowo wyburzany lub przerabiany na hipermarkety. Kielecki spodek „uciekł spod topora” w ostatniej chwili. Najpierw został sprzedany prywatnemu inwestorowi, potem znalazł się na liście zabytków, następnie powstał projekt wybudowania tam galerii handlowej w kształcie wieloryba… Potem miasto odkupiło dworzec, rozpisało konkurs, zaczyna się remont i stąd impreza pożegnalna, którą zorganizowały…

			MCM: … prywatne firmy w zamian za reklamę…

			PC: Nie tak to działa. W Polsce mamy inny system. Organizatorem był Letni Klub Śniadaniowy – nieformalna grupa działająca przy Instytucie Dizajnu, czyli miejskiej instytucji kultury, założonej i odpowiedzialnej, mówiąc w skrócie, za kształtowanie nowoczesnego, atrakcyjnego wizerunku miasta.

			MCM: Czyli „spodek” to taka ikona Kielc?

			PC: W sensie architektonicznym na pewno. Bardzo rozpoznawalna, bo absolutnie inna od otaczającego ją krajobrazu, umieszczona nawet w polskiej wersji gry Monopol. Tworząca też pewien paradoks – zgodnie z teoriami Foucaulta i Augé powinna być nie-miejscem, miejscem chwilowym, bez właściwości, tymczasem pierwsze doświadczenia „ucieczki” od świata, ucieczki od systemu, ze szkoły, mojego pokolenia, to właśnie wycieczki na, świeżo wzniesiony, dworzec. Ale – dla odmiany – teraz porozmawiajmy o ikonach Detroit.

			MCM: Oczywiście poza opuszczonymi halami fabryk, których mamy najwięcej w Stanach. 

			PC: To też jakaś ikona czasu, ale myślałem o czymś innym, stal i szkło – w końcu miasto ma milion mieszkańców.

			MCM: Tu Cię zmartwię, masz stare dane – bardzo szybko się wyludnia. Dziś to niewiele ponad sześćset tysięcy. Mamy całą dzielnicę, Park Lafayette zaprojektowaną przez Miesa Van der Rohe, przede wszystkim z Wieżami Lafayette czyli mniejszą wersją Twin Towers, ale ikoną jest przede wszystkim Motown Records.

			PC: Myślimy Detroit mówimy Motown, mówimy Motown myślimy Detroit.

			MCM: Lub fabryki Forda. Coś w tym jest. Dziś wytwórnia, w której nagrywali Diana Ross, Marvin Gaye, Steve Wonder, The Supremes, Lionel Richie – cała śmietanka od lat 60. do 80. przeniosła się do nowej siedziby, ale w starym budynku, należącym wciąż do rodziny Bary’ego Gordy’ego, założyciela firmy, działa muzeum. Właśnie, przy okazji, czy w spodku powstanie muzeum transportu?

			PC: Nie sądzę. Powinno natomiast, takie miałbym marzenie, powstać – przynajmniej w części – muzeum SF. Żałuję też, że całe „pożegnanie dworca PKS” nie zostało rozegrane w klimatach fantastyki. Nawet kształt budynku do tego namawia.

			MCM: Najważniejszy jest pretekst i łagodne – dla statystycznego odbiorcy – połączenie zabawy z kulturą. Trzy tygodnie temu byłam na Festiwalu Czosnku i Muzyki, gdzie najwięcej zarabiali wystawcy i sprzedawcy jedzenia, ale to oni sfinansowali koncerty bluesowych gwiazd, m.in. Alise King. To, co mówisz o muzeum fantastyki i imprezach tam organizowanych, to nic innego jak festiwal miejsca, bardzo amerykańska koncepcja.

			PC: Muzeum Motown Records to – z tego co czytałem – nie tylko budynek, gdzie rozpamiętuje się minione lata chwały.

			MCM: Dodam, że teraźniejszej chwały również. Wytwórnia jest po prostu częścią wielkiego koncernu. Trudno wymienić wszystko czym zajmuje się muzeum, poza oczywistym faktem, że jako miejsce kultowe, odwiedzają je dziesiątki tysięcy turystów, co roku. Współorganizuje festiwale, ale i wyjazdy edukacyjne dla najlepszych studentów akademii artystycznych, a dość niedawno zapraszało na otwarte przesłuchania dla afroamerykańskich muzyków, sloganem „Nagraj się w Motown”. Ciekawe dla czytelników z Kielc i Polski może być to, że utrzymuje się samo, jako fundacja, z biletów, darowizn, wypożyczeń eksponatów, a wspierane jest przez kilkanaście bogatych korporacji. Tyle, że prawie cała kultura u nas żyje z darowizn biznesu i wsparcia prywatnych fundacji, którym się to opłaca finansowo i wizerunkowo.

			PC: Jak Fundacji Forda, której założyciel – jeśli wierzyć „Ragtime’owi” Doctorowa – był postacią antypatyczną, wspierał zresztą otwarcie III Rzeszę. Ale odbiegliśmy od Motown. Mówiłaś o festiwalach miejsc, ale i festiwalach tematycznych, które mam wrażenie są przyszłością kultury. W Detroit tematem jest, zdaje się, muzyka elektroniczna?

			MCM: Tak, teraz, po paru zmianach to Movement Electronic Music Festiwal, organizowany od 2000 r. Nad rzeką, na placu Harta, wśród biurowców bankowych i siedzib spółek, co roku, przez trzy dni, grają diżeje, kilkadziesiąt zespołów, gwiazd elektroniki. Na widowni, teoretycznie mieści się około czterdzieści tysięcy osób, ale organizatorzy szacują, że jest ich ponad sto tysięcy. To przykład festiwalu tematycznego. Takim tematem może być nawet wyimaginowane zjawisko.

			PC: Masz na myśli Burning Mana w Nevadzie?

			MCM: Dokładnie. Na spalenie kukły, otoczone ezoteryczną aurą, przyjeżdżają tysiące hipsterów z Doliny Krzemowej. Są miasteczka, które utrzymują się tylko z festiwali tematycznych, jak Rushmore National Music Camp dla motocyklistów w Keystone w Południowej Dakocie.

			PC: Festiwal tematyczny o szerszym zasięgu mamy jeden – dla miłośników gier i dalekowschodniej kultury – Sabat Fiction Fest i dwa wyjątkowe, małe, specjalistyczne, dla wąskiej grupy osób – filmów dokumentalnych NURT i jazzowy Milesa Davisa. 

			MCM: Dobrze się „sprzedają” i przyciągają publiczność festiwale i miejsca związane ze znaną osobą. U nas są to najczęściej muzycy lub aktorzy.

			PC: Byliśmy właśnie na czterodniowym wydarzeniu poświęconym Stanisławowi Lemowi w Krakowie.

			MCM: Znam tylko jego „Solaris”, ale pomysłem byłby może właśnie słynny pisarz. 

			PC: O szerzej znanego, akceptowanego przez współczesnego odbiorcę, trochę w Kielcach trudno. Pozostają częściowo związani z miastem – Witold Gombrowicz, którego jednak przyjął sąsiedni „stan” i organizuje dziesięciodniowy festiwal „Opętani literaturą” z ogólnopolską nagrodą. Mamy natomiast, niesamowitego, zmarłego cztery lata temu, wspaniałego twórcę dla młodzieży – Edmunda Niziurskiego.

			MCM: Gdzie go umieścić? Jak go określić?

			PC: To nie jest łatwe – to Mark Twain z poczuciem humoru z czasów „sławnej skaczącej żaby z Calaveras”, pomieszany z Borisem Vianem.

			MCM: Pasuje do latającego dworca, na którym parkują autobusy 

			PC: I do „Autostopu przez galaktykę” Adamsa.
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			Festiwal tematu, dla miłośników gier i kultury dalekowschodniej – Sabat Fiction Fest (Targi Kielce, 2016). Fot. Paweł Chmielewski
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			„Spodek”. Fot. Krzysztof Krogulec

			 

		

		
			[image: 34_01_5-DSC_8960.psd]
		

		
			Festiwal miejsca – „Pożegnanie dworca PKS” (Kielce, 2017). Fot. Krzysztof Krogulec

			 

		

	
		
			 

			FILM

			Jarman, Rivette, Kelemen – wibracje duszy (Derek Jarman, „Chroma. Księga kolorów”; Fred Kelemen, „W blasku ciemności”; „Sekretne światy Jacques’a Rivette’a”), Piotr Kletowski

			 

		

		
			Jak co roku, nowohoryzontowym przeglądom towarzyszyły publikacje książkowe związane tematycznie z prezentowanymi filmami. Wyjątkową pozycją w tym zestawie jest wydana przez Instytucję Filmową Silesia Film „Chroma – księga kolorów” autorstwa Dereka Jarmana.

			 

		

		
			Prezentacji książki towarzyszyła wrocławska premiera odnowionej wersji „Wittgensteina” (1993) – fantazji na temat życia i twórczości wielkiego, angielskiego filozofa, który pod koniec życia miał – parafrazując swoją słynną maksymę To, o czym nie mogę się wypowiedzieć, o tym należy milczeć, poszerzył o twierdzenie Ale mogę pokazać. I właśnie o widzeniu, poprzez które tworzy się kino – dla Jarmana przede wszystkim ożywione malarstwo, będące wyrazem najczulszych poruszeń duszy i ciała – jest ta pięknie wydana i przetłumaczona książka.

			Swoisty filmowy testament tego wyjątkowego twórcy brytyjskiego kina, który zamknął swoje twórcze życie właśnie książką „Chroma” oraz filmem „Blue” (1993) – dziełami będącymi w zasadzie świadectwami umierania (reżyser zmarł na AIDS) filmowca, dokonującego „remanentu” swego istnienia. Z pewnością nie sposób bez wzruszenia czytać te stronice, wypełnione plastycznymi opisami, poetyckimi cytatami, wspomnieniami z całego życia, scenami z filmów – zawsze związanymi z określonymi kolorami. Niemożność ich zobaczenia (a tylko ich wyobrażenie – stąd w książce brak jakichkolwiek ilustracji) jest dla Jarmana przejawem odchodzenia, rozpływania się w niebyt.

			A jednak cała ta książka – jak i filmowy dorobek Jarmana – jest swego rodzaju zwycięstwem artysty nad śmiercią. Bo takie filmy jak „Caravaggio”, „Ogród” czy „Blue”, czy choćby takie wersy jak ten: Święty Graal powstał ze szmaragdów wyrwanych z korony Lucyfera przez archanioła Michała..., zielony kielich przetrwają bo bije z nich siła poetyckiego uniesienia i mieniącej się kolorem metafory. Z pewnością. „Chroma” to rzecz nie dla wszystkich – książka dla erudytów, których nie zrazi połączenie często skatologicznych fragmentów z literacką wzniosłością, alchemicznym połączeniem ciała z duszą, jednak ci, którzy podejmą trud zmierzenia się z trudnym, ale wspaniałym tekstem Jarmana z pewnością przeżyją niezwykłą, estetyczną przygodę.

			Inną zgoła książką, choć również poświęconą oryginalnemu twórcy filmowemu jest tom tekstów „Sekretne światy Jacquesa Rivette’a”, których bohaterem jest Jacques Rivette – wybitny, francuski reżysera, którego dzieła z lat 60. i 70., jak „Miłość szalona” czy „Out 1”, wyznaczały standardy kina intelektualnego, erudycyjnego, łączącego elementy teatru, literatury, malarstwa, zaś film „Piękna złośnica” (1991) uznawany jest – nie bez racji – za najwybitniejszy film ukazujący istotę tworzenia malarstwa, w kinie.

			Otrzymujemy szereg, głównie tłumaczonych z języka francuskiego, tekstów kreślących szeroką panoramę filozoficzną, estetyczną, biograficzną kina Rivette’a – w mniejszym, bądź większym stopniu – odsłaniającym inspiracje, treść, znaczenie dzieła francuskiego mistrza. Przebija się z nich obraz kina tworzonego przez filmowca jako uniwersum, w którym reżyser próbował opisać tajemnicę wypełniającą ludzkie wnętrze i świat, ale wobec niepewności, czy wręcz niechęci, do zakorzenienia swego myślenia w metafizyce, starał się zastąpić ową metafizykę jakimś duchowym drżeniem dostarczanym przez sztukę.

			Najciekawszy w tomie tekst, paradoksalnie nie poświęcony filmowym dokonaniom Rivette’a, lecz jego pracy jako krytyka filmowego („Utracona sztuka zachowania tajemnicy, czyli twórczość krytyczna Jacquesa Rivette’a w magazynie »Arts«” Douglasa Morreya) wychodząc od przywołania tekstu poświęconego Eisensteinowi, pióra Rivette’a właśnie, dotyka istoty jego kreacji: odpowiedzi na pytanie gdzie znajduje się tajemnica, skoro nie wierzy się w jej istnienie? Okazuje się, że w jej poszukiwaniu właśnie.

			Tajemnicy ludzkiej egzystencji, wyrażającej się przede wszystkim w filmowym obrazie poświęca swe twórcze życie Fred Kelemen – niemiecki (ale z węgierskimi korzeniami) wybitny operator (współpraca z Belą Tarrem) i reżyser (klimatycznych, poetyckich filmów, jak „Zmierzch”, 1999, czy „Upadek”, 2005), z którym rozmowę (wydaną w formie książki pt. „W blasku ciemności” – książka co warto podkreślić jest, dwujęzyczna polsko-angielska) przeprowadziła Małgorzata Sadowska.

			Reżyser ze swadą opowiada o swej filozofii kina, podkreślając znaczenie obrazu w wydobywaniu najczulszych wibracji ludzkich emocji. Wspaniale mówi o wychwytywaniu przez światło (i ciemność) tego, co najważniejsze w człowieku i otaczającym go świecie, wierząc w to, że kino wciąż jest w stanie wpłynąć na zmianę odczuwania widza. Podobnie jak wpływa na zmianę odczuwania rzeczywistości przez twórcę. 

			To właśnie Keleman z precyzją technika-poety mówi o różnicach (fundamentalnych) między obrazem zapisanym na taśmie światłoczułej i w „cyfrze”. To różnica zasadnicza, jak różnica między duszą i ciałem…
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			Derek Jarman

			Chroma. Księga kolorów

			187 s. ; 21 cm

			Katowice : Instytucja Filmowa Silesia Film, 2017
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			Fred Kelemen

			W blasku ciemności = Gleaming dark

			127 s. ; 19 cm

			Warszawa : Stowarzyszenie Nowe Horyzonty ; Gdańsk : Wydawnictwo w Podwórku, 2017

			791.071.1(430)

			 

		

		
			[image: 36_02_sekretne-swiaty-jacques-a-rivette-a.psd]
		

		
			Sekretne światy Jacques’a Rivette’a, redakcja Rafał Syska

			213 s. ; 22 cm

			Kraków : Wydawnictwo „Ekrany”, 2017
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			HISTORIA

			Tajemnice Radka, angielski fałszerz („Rocznik Muzeum Narodowego w Kielcach”, T. 31), Piotr Kardyś

			 

		

		
			Od pewnego czasu „Roczniki” wydawane przez Muzeum Narodowe w Kielcach mają formę czasopisma humanistycznego, tj. takiego, które stara się zamieszczać teksty z różnych dyscyplin naukowych, pod warunkiem ich przynależności do szeroko rozumianej humanistyki.

			 

		

		
			Tym razem zawiera teksty podzielone na działy: literatura, architektura, zbiory, kultura, archeologia, konserwacja, edukacja, recenzje. Generalizując, tak zestawiona problematyka wynika z oczywistego faktu misji i zadań statutowych tej instytucji. Tzn. publikowania opracowań autorstwa własnych pracowników i własnych zbiorów, zainteresowania się wynikami badań lokalnych i regionalnych badaczy oraz poszukiwania tematów o zasięgu ogólnopolskim, czy nawet globalnym pod warunkiem ich związków z naszym regionem. I myślę, że to dobrze, kiedy co pewien czas numer/ rocznik może mieć taki charakter. Zresztą ta uwaga powinna odnosić się do wszystkich czasopism naukowych, nie mających charakteru tzw. „centralnych czy ogólnopolskich”.

			W dziale „Literatura” możemy przeczytać tekst Zdzisława Jerzego Adamczyka o nowej interpretacji postaci Radka w „Syzyfowych pracach” Żeromskiego, Krzysztofa Jaworskiego o sztuce hiszpańskiej w eseju Tytusa Czyżewskiego „Upiór Toleda” i Anny Gutowskiej o angielskim fałszerzu, który miał odkryć poemat średniowieczny, jako o bohaterze romantycznym. Już ta krótka informacja powinna zachęcić nie tylko literaturoznawców i historyków literatury, ale też szersze grono czytelników.

			Dział „Architektura”, choć nie prezentuje się nazbyt okazale, przynosi jednak dwa istotne teksty: Aleksandra Stankiewicza o architekturze Pałacu Biskupów Krakowskich w Kielcach w XVII wieku i Tomasza Dywana o architekturze kościoła dominikanów w Klimontowie.

			Kolejny – „Zbiory” jest najobszerniejszy, co nie może dziwić w przypadku tegoż wydawcy. Magdalena Śniegulska-Gomuła zajęła się tapiserią „Triumf Ateny”, Justyna Dziadek, najstarszymi zabytkami piśmiennictwa, Michał Biłejszys, zbroją kirasjera z XVII wieku, Piotr Walczyk ramą wykonaną przez Tadeusza Kościuszkę, Piotr Grzesik orłami Zygmunta III Wazy, a wszystko to w oparciu o zbiory MNKi.

			Dział „Kultura zawiera teksty: Lidii Michalskiej-Brachy o problematyce ochrony zabytków na łamach „Kuriera Lwowskiego” na przełomie XIX/XX wieku, Moniki Bator o historii budynków mieszczących kina w przedwojennym województwie kieleckim oraz Alicji Malickiej o uroczystościach pogrzebowych Józefa Piłsudskiego, również w dawnym województwie kieleckim.

			W dziale „Archeologia” przeczytamy o cmentarzysku kultury łużyckiej w Brzegach (Jolanta Gągorowska-Chudobska); w „Konserwacji” o portrecie Ludwiki Głowackiej autorstwa Rafała Hadziewicza (Małgorzata Misztal) i obrazie „Rynek w Sandomierzu” (Alicja Mogielska); w dziale „Edukacja” o tym, jak odczytać monety (Paweł Grzesik, Izabela Wójcik).
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			Rocznik Muzeum Narodowego

			w Kielcach, T 31, pod redakcjąRoberta Kotowskiego

			417 s. ; 24 cm

			Kielce : Muzeum Narodowe w Kielcach, 2016
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			Czy w Kielcach mogą istnieć sklepy cynamonowe albo blaszane bębenki? (Bogdan Białek, „Pamięć – Dialog – Pojednanie. Duchowe wymiary przebaczenia. 70. rocznica pogromu kieleckiego”), Piotr Kardyś

			 

		

		
			Z pewnością tak. Wielokulturowość jest zapewne w oficjalnej modzie, czy natomiast jest na pewno w modzie codziennej? O to powinniśmy się postarać sami i to bynajmniej nie dlatego, że tak wypada, ale po to, żeby docenić wartości ogólnoludzkie, zwłaszcza te, które wzbogacają naszą kulturę i cywilizację.

			 

		

		
			70.	rocznica pogromu kieleckiego z całą pewnością skłania do refleksji. I to bynajmniej nie tylko nad zachowaniem żydowskiego taksówkarza w Izraelu, na odgłos nazwy „Kielce”, ale również nad reakcją polskiego społeczeństwa chętnie nadstawiającego „uszy” w kwestiach – to obrzydliwe słowo – „odżydzania”, zarówno w II RP, jak i w PRL-u (to trochę, jak rozmowa z Kameruńczykiem na temat Niemców). Instytut Kultury Spotkania i Dialogu zaprosił zatem w 2016 roku do namysłu nad pamięcią, refleksją, rozmową i pojednaniem.

			Lato 1946 roku. W lipcu dochodzi do pogromu Żydów w Kielcach, komuniści (zwłaszcza, że wśród nich są członkowie AL mający ręce splamione antysemityzmem), wstydliwie zamazują ślady i „budują” niepamięć. Dzisiaj, nikt nie jest w stanie dać ostatecznej odpowiedzi, dlaczego takie pogromy miały miejsce (należy bowiem pamiętać, że Kielce nie były jedynym miejscem mordowania Żydów – którzy przeżyli wojnę, a częstokroć obozy; tu przypomina mi się jedna z macew na skarżyskim kirkucie z wyobrażeniem ogrodzenia z drutu kolczastego i baraków obozowych, z informacją o tragicznej śmierci na dworcu kolejowym tuż po wyzwoleniu Skarżyska-Kamiennej!). Infekcja okropnościami wojny i znieczulica, wiara w mordy rytualne, możliwość prowokacji komunistycznych, obecność Żydów w organach bezpieczeństwa, kwestie własnościowe – to tylko niektóre z możliwych elementów układanki, prowadzących do pogromów.

			Nad tym, co zrobić z publicznym pojmowaniem antysemityzmu zastanawiano się 25 kwietnia i 9 maja ubiegłego roku w Kielcach. I jak to zwykle bywa, nie znaleziono jednoznacznej odpowiedzi, czemu trudno się dziwić. Powody są oczywiste: przede wszystkim brak jednoznacznych materiałów źródłowych o wydarzeniach w Kielcach – o co postarała się komuna, utajone kompleksy, przekazywane z pokolenia na pokolenie, silne w Polsce od zawsze nastroje nacjonalistyczne, a i to zapewne tylko część możliwej wyliczanki.

			Z pewnością nie można przejść do porządku dziennego nad kwestią pogromu kieleckiego – należy rozmawiać, próbować zrozumieć, pamiętać, dialogować, dążyć do pojednania. Czy kiedykolwiek będzie to możliwe? Uczestnicy konferencji i obchodów z 2016 roku oczywiście nie znają na to pytanie odpowiedzi. Pytanie, czy współcześni Kielczanie są na to gotowi? Nie należy mieć złudzeń, zapewne jeszcze wiele wody w Silnicy upłynie, a Planty wielokrotnie zmienią swoje oblicze, zanim będziemy mówić o tamtych wydarzeniach z należytym spokojem, zrozumieniem i szacunkiem dla ofiar. 

			Książka jest ciekawym i wartościowym zapisem konferencji (wraz z dyskusją), przebiegu obchodów i wybranych doniesień prasowych. Czy spotka się z odzewem Czytelników? Zależy tylko od nich samych.
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			Bogdan Białek

			Pamięć - Dialog - Pojednanie. Duchowe wymiary przebaczenia. 70. rocznica pogromu kieleckiego

			277 s. ; 24 cm

			Kielce : Stowarzyszenie im. Jana Karskiego, 2017
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			FOTOGRAFIA

			Powinna być jak kobieta… (Niepublikowany wywiad z Pawłem Pierścińskim), Adam A. Zych

			 

		

		
			Zmarły w maju Paweł Pierściński (1938-2017), artysta-fotografik, najważniejszy z twórców Kieleckiej Szkoły Krajobrazu, którego najnowszą wystawę „Krajobraz nieobecny” prezentowało do końca sierpnia Muzeum Wsi Kieleckiej powiedział o sobie: Tworzenie obrazów pasjonowało mnie już w trakcie nauki w Liceum Stefana Żeromskiego. Nieudolne próby rysowania z natury zamieniłem na zapis światłoczuły. Fotografowałem najbliższe otoczenie, poznawane w trakcie wypraw rowerowych. Właśnie w krajobrazie odnalazłem elementy geometryczne, co okazało się wielkim odkryciem dla młodego człowieka o zainteresowaniach matematycznych (…). Rozległe przestrzenie świętokrzyskiego pejzażu wypełniły „polne szachownice” oraz wąskie pasemka upraw ułożonych w formie dywanu utkanego z „kieleckich pasiaków”. Urodę regionu przeżyłem (i nadal przeżywam) emocjonalnie, a dokonane w młodości odkrycia związały mnie silnymi więzami z krajobrazem i fotografią, którym poświęciłem całe moje życie. (…) Czułem się ambasadorem kultury polskiej, a wyniki mojego prywatnego projektu porównywałem ze zbiurokratyzowanymi, nieudolnymi akcjami oficjalnej propagandy rządowej.

			 

		

		
			Gdy widzieliśmy się ostatnio, twórca udzielił mi wywiadu pod znamiennym tytułem „Fotografia powinna być jak kobieta…”.

			Czy fotografowanie jest dla pana zawodem, czy też sposobem, stylem życia?

			Fotografia jest moją pasją i moim zawodem. Wymieniam to w tej kolejności, ponieważ uważam, że bez pasji takiego zawodu nie można wykonywać. Można wykonywać zawód fotografa technicznego, ale jeśli chcemy być artystą, to pasja jest tutaj ważniejsza.

			Jaka była pańska droga do fotografii artystycznej?

			Było to tak jak w każdym przypadku. Początkowo fascynacja fotografią jako tworzywem, jako możliwością zapisywania obrazu, a później już tylko dokładanie cegiełek do tej początkowej fascynacji. Samo zafascynowanie możliwością i samo tworzenie obrazu to była jedna sprawa, ale było jeszcze coś, a mianowicie jako młody człowiek pasjonowałem się matematyką, i tak się złożyło, że w pejzażu kieleckim odkryłem linie i struktury matematyczne, to ostatecznie związało mnie i z krajobrazem, i z fotografią, ponieważ fotografia była najlepszą metodą do przekazania tego, co zauważyłem w krajobrazie. Narysowanie takiej formy terenowej wydaje się sztucznym działaniem, natomiast fotografia dała tę szansę, że jako tworzywo autentyczne, utrwaliła coś, co jest w naturze i właśnie być może z tego powodu malarze nie zajęli się malowaniem formy szachownic, bo było to dosyć łatwe zadanie, natomiast fotografowie mogli wykazać swoje zdolności. Te dwie obserwacje przyczyniły się do tego, że powstał trwały związek z fotografią i z pejzażem.

			I to był impuls do stworzenia Kieleckiej Szkoły Krajobrazu…

			Po pewnym czasie okazało się, że jest to na tyle interesująca, a zarazem nieeksploatowana przez fotografię formuła, że powstała Kielecka Szkoła Krajobrazu. Potrzebny był impuls, a zarazem ktoś, kto poprowadzi tych ludzi. Wydaje mi się, że spełniłem tę rolę od początku.

			Świat w obiektywie to w istocie tylko wycinek rzeczywistości. Fotografuje pan „strzępy czasu”, który się zatrzymał. Jaka jest zatem różnica między fotografią artystyczną a dokumentalną?

			Związek jest nierozerwalny. Każda fotografia ma w sobie walory dokumentu i wartości artystyczne bądź estetyczne, są to być może różne proporcje tych dwóch składników, a jest jeszcze coś, co bardzo wpływa na całą sytuację, a mianowicie czas. Po jego upływie, okazuje się, że wartości dokumentalne zdecydowanie przeważają nad walorami estetycznymi. Szkoły, kierunki artystyczne przemijają, a to, co jest wartością dokumentalną w fotografii wypływa na wierzch. Po czasie widzimy, że w zasadzie zainteresowanie społeczne kieruje się wyłącznie w stronę dokumentu, stąd prosta dyrektywa dla artystów fotografików: odrobinę pokory w stosunku do tworzywa i do natury, gdyż ten moment dokumentalny ma niesłychane znaczenia właśnie w technice fotograficznej.

			Dobra fotografia to wybór kadru, odpowiednie światło i trafna kompozycja. Czy aranżuje pan swoje fotografie?

			Jest to pytanie skomplikowane. Powiem tak: fotografia powinna być jak kobieta – piękna, dobra, mądra i interesująca. Może to trochę rozwinę. Piękna – to znaczy musi być dobrze zbudowana, prawidłowo skonstruowana czy też poprawnie skomponowana. Dobra – to znaczy musi być dobra technicznie, czyli wykonana na najwyższym poziomie, uwzględniając dostępne w danej chwili środki, a więc powinna być po prostu dobrze zrobiona. Dla mnie na przykład najpiękniejsze w fotografii czarno-białej jest to, że odbitka fotograficzna, czyli oryginał fotograficzny, posiada piękne lśnienie kryształków srebra. To jest coś, czego nie ma żadna inna technika plastyczna znana na świecie. Fotografia jest jedyna i to odróżnia fotografię od całej reszty. Kontynuuję porównanie fotografii do kobiety – fotografia powinna być mądra, czyli ukształtowana ideowo (w znaczeniu zawarcia w sobie pewnej idei), powinna ukazywać to, co jest ważne z punktu widzenia społecznego, koncentrować się na człowieku i na jego najbliższym otoczeniu. To są dwa warunki tworzenia ponadczasowych wartości w sztuce w ogóle, a w fotografii w szczególności. Fotografia powinna być interesująca. Nawet najlepsze zdjęcie, opowiadane bez jakiegoś zacięcia, nie jest w stanie trafić do widza. Fotografia musi być ukształtowana tak, by zawierała coś szczególnego, co skłoni widza do tego, żeby na zdjęcie popatrzył dłużej niż przez jedno mgnienie oka, a o to chodzi w całej kulturze masowej, kulturze obrazu, która teraz do nas nadchodzi. Niesłychanie jest trudno stworzyć dobrą fotografię, która zawierałaby te wszystkie cechy, które omówiliśmy. Podejmowałem bardzo dużo rozmaitych tematów, wykonywałem właściwie wszystkie możliwe znane formy obrazowania za pomocą fotografii, badałem również tworzywo. Te wszystkie etapy traktowałem jako ważne etiudy, które nawzajem uzupełniały się, przynosiły wzbogacenie mojej wiedzy na temat świata wizualnego i na temat możliwości jego przedstawiania na fotografii. Było to ćwiczenie warsztatu i wyobraźni oraz sprawdzanie możliwości tworzywa, a z drugiej strony badanie własnych dyspozycji pozwalających osiągnąć satysfakcję z tworzenia.

			Skoro jesteśmy przy technice i technologii – czy nie sądzi pan, że inwazja współczesnych metod cyfrowych lub komputerowych może zabijać fotografię artystyczną? Każdy – nawet dziecko – jest w stanie zrobić poprawne zdjęcie i udoskonalić je komputerowo.

			Jest to stwierdzenie oczywiste. Sytuacja jest taka, że łatwość tworzenia obrazów w tej chwili osiągnęła szczyty. Praktycznie biorąc, niemal każdy może stworzyć piękne dzieło fotograficzne, ale pozorna łatwość tej techniki jest zarazem jej największym zagrożeniem w twórczości fotograficznej. O fotografii cyfrowej wypowiadałem się już dawno, stwierdzając, że w tej chwili mamy wielki przełom w fotografii, że fotografia srebrowa odchodzi, a pojawia się nowy nośnik zapisu fotograficznego. Wówczas moi koledzy stwierdzili, że ja nie kocham fotografii, a to było tylko stwierdzenie faktu, który nastąpił znacznie wcześniej, niż ktokolwiek mógł przewidzieć. Fotografia cyfrowa jest faktem, ten przełom w fotografii dokonał się, ale mam tę świadomość, że to nie koniec, że będą powstawały nowe formy zapisu, może za pomocą lasera czy techniki holograficznej i to wszystko musi nastąpić. I nie zapominajmy o tym, że na początku tej całej drogi była fotografia, która jako ten pierwszy zapis mechaniczny obrazu będzie budziła największe emocje i będzie nadal metodą badaną przez wszystkich, którzy zajmują się technikami wizualnymi.

			Pragnę jeszcze zapytać o moralne granice fotografii artystycznej. Mam na myśli sytuację, jaką ukazał Pierre Boulleau (1912–1994) w powieści „Fotograf”. Jak daleko można się posunąć w tym wchodzeniu na przykład w intymne życie człowieka?

			Te problemy etyczne są niezwykle ważne. Pojawiają się w innych krajach kodeksy etyczne artysty fotografika, próby określenia deontologii zawodowej, ale w Polsce tego rodzaju uregulowania nie istnieją. Kiedyś miałem okazję prezesować Związkowi Polskich Artystów Fotografików i usiłowałem również poruszyć sprawę etyki fotografa, zyskałem nawet kilku przyjaciół tej idei. Niestety nie udało się tego przedsięwzięcia zrealizować. Fotografowie są bardzo zajęci tym, aby się w ogóle utrzymać, ponieważ czasy są trudne i sprawy bytowe decydują o wszystkim. Kiedy konkurencja szaleje, nie ma możliwości zajmowania się sprawami moralnymi, i być może to jest błąd całego środowiska, gdyż etyka zawodowa jest jedną z ważniejszych rzeczy. Taki kodeks etyczny powinien być spisany po to, aby uniknąć nagannych zachowań, naruszania czyjejś godności osobistej czy dobrego imienia, wchodzenia z butami w życie intymne…

			Fotografia w istocie jest czasem zatrzymanym w kadrze. Na zakończenie pragnę zapytać o Pański stosunek do czasu?

			Mogę tylko wyrazić radość z tego, że ludzkość ma obecnie taką możliwość, żeby utrwalić to, co przemija – to właśnie jest fotografia. I to wszystko, co będzie po fotografii, będzie również służyło temu celowi, bo miejmy jednak świadomość, że będą nowe techniki zapisu, które pomogą zatrzymać czas…
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			Z wystawy „Krajobraz nieobecny” w Muzeum Wsi Kieleckiej.

			Fot. Tomasz Kozłowski
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			Zdjęcie reprodukowane na wystawie z okazji 285-lecia powstania I LO im. Stefana Żeromskiego w Kielcach (2010), którego Paweł Pierściński był absolwentem

			 

		

	
		
			 

			MODA

			Czapki, hełmy, cylindry („Kapelusze z głów!” – wystawa w Muzeum Narodowym w Kielcach), Izabela Łazarczyk

			 

		

		
			Ekspozycja „Kapelusze z głów!” jest wynikiem współpracy Muzeum Narodowego w Kielcach z Muzeum w Nowym Jiczynie. Tematem wystawy jest przybliżenie zmian jakie zaistniały w historii tego – kiedyś nieodzownego – dodatku kobiecej i męskiej garderoby od połowy XIX wieku do dziś.

			 

		

		
			I tak możemy oglądać kapelusze pogrupowane w gablotach na kategorie. Są tu „czapki i hełmy z okresu obu wojen światowych”, „nakrycia głowy służby rodów arystokratycznych i wojskowe z terenu Austro-Węgier”, „nakrycia głowy pierwszej połowy XX wieku”, „żydowskie i tureckie nakrycia głowy”, „kapelusze zaprojektowane przez Lube Krejci i Philipa Treacy’ego” i wiele innych. Oglądając wystawę, czytając opisy i poznając kategorie, do których zostały przypisane, pojawia się wrażenie pewnej przypadkowości, pomimo iż wszystkie nakrycia głowy mieszczą się w wyżej wytyczonych ramach czasowych. Z jednej strony mamy klasyki – kapelusze, które większość z nas rozpoznaje ze starych fotografii przedstawiających minione czasy, z drugiej strony oglądamy nakrycia głowy takie jak kaski i hełmy wojskowe, nie mamy jednak np. lotnictwa czy marynarki wojennej. Podobnie zestawianie Treacy’ego z Krejci jest dość dziwne. O ile kapelusze Treacy’ego zna cały świat chociażby dzięki angielskiej rodzinie królewskiej czy piosenkarce Lady Gaga, to nie sposób znaleźć w internecie informacji i zdjęć kreacji modystki. Być może pochodzenie artystki było tu kluczem i pewna ekstrawagancja jej projektów, nawiązująca niekonwencjonalnością do Treacy’ego.

			Zaskoczeniem na wystawie są kapelusze wykonane z materiałów naturalnych np. kory, huby czy sosnowych korzeni. Tworzone i używane przez drwali nie miały zadania estetycznego, lecz całkowicie utylitarne i również chwilowe. Stąd wybór materiału i jego nietrwałość. Zastanawia umieszczenie razem żydowskich nakryć głowy i tureckich, kapeluszy amerykańskich i afrykańskich, podobnie.

			Dowiadujemy się podczas zwiedzania jak wyglądała produkcja rękodzielnicza kapeluszy z wełny – dlatego warto ekspozycję odwiedzić. Jak dzielono najpierw materiał w zależności od jego jakości, czyszczono i rozdzielano za pomocą urządzenia foluszniczego. Dodawano skórę cielęcą, filcowano, namaczano, formowano, barwiono ośmiokrotnie naturalnymi barwnikami, moczono w żywicy śliwkowej lub czereśniowej a następnie po zdjęciu z formy suszono i ozdabiano.
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			Fot. Z archiwum organizatora

			 

		

	
		
			 

			ANTROPOLOGIA

			Wstręt na pięć sposobów („A fe! Społeczno-kulturowe konteksty wstrętu i obrzydliwości”), Agnieszka Kozłowska-Piasta

			 

		

		
			Chyba każdy z nas nie raz poczuł wstręt, odrazę, obrzydzenie na widok robaka, zepsutego mięsa, nieodpowiedniego zapachu czy skandalicznego przekraczającego wszelkie granice zachowania drugiego człowieka. Potężne emocje, którym towarzyszą często fizjologiczne reakcje organizmu są naszą bronią przed tym, co niedopuszczalne i nieakceptowalne. Czy są lub mogą być czymś więcej? Okazuje się, że tak, a referaty wygłaszane na konferencji Instytutu Kulturoznawstwa Uniwersytetu SWPS (dawna Szkoła Wyższa Psychologii Społecznej). „A fe! – społeczno-kulturowe konteksty wstrętu i obrzydliwości” udało się pogrupować aż w pięć dominujących zagadnień.

			 

		

		
			 Stano-Strzałkowskiej epoka niestrasznych wilków od Czerwonego Kapturka dawno przeminęła, a opowieści o tym, o czym dorośli zwykle nie chcą rozmawiać, zaspokajają dziecięcą ciekawość i są dla nich doskonałą rozrywką. Kupy, robaki, flegmy, katary na kartach książeczek sprawiają, że literatura dziecięca może konkurować z bardzo atrakcyjnymi i mocno absorbującymi maluchy elektronicznymi i multimedialnymi zabawkami.

			Możemy poznać także ciekawe projekty artystyczne, w których wstręt odgrywa ważną rolę – bacteria art Amerykanki Christiny Agapakis (prezentującej m.in. sery wyprodukowane przez bakterie pochodzące z ludzkiego ciała i obrazy namalowane przez drobnoustroje) czy Polki Karoliny Żyniewicz w swoich pracach wykorzystującej odpychające i traktowane z dużą niechęcią owady. Swoje miejsce ma także analiza artystycznych wizerunków rozkładających się zwłok, stworzonych przez twórców w XVI-XVIII-wiecznej Polsce dokonana przez Martę Caban oraz ocena roli wstrętu w historycznych i współczesnych horrorach, autorstwa Piotra Kletowskiego. 

			Odrazę może wywoływać także ludzkie chore, ułomne, czy wreszcie martwe ciało, co doskonale czują i wykorzystują opisywani w referatach artyści. Hannah Wilke przekuła swoją kilkuletnią walkę z nowotworem w projekt artystyczny Intra-Venus. Z kolei album „War Porn” Christopha Bangerta jest próbą dyskusji, czym jest, a czym powinna być fotografia prasowa, zwłaszcza ta dokumentująca ludzkie nieszczęście, śmierć, wojnę. Fotograf zawarł w niej zdjęcia niepublikowane, zbyt okrutne i odpychające by mogły się pojawić w prasie czy telewizji. W tekście opisującym tę pozycję Katarzyna Prokopowicz opisała także skandalizujące praktyki żołnierzy amerykańskich, którzy zrobione przez siebie zdjęcia zwłok i ofiar konfliktów wojennych, wymieniali w sieci na zdjęcia nagich kobiet. 

			Wstręt może być też narzędziem walki z otaczającą rzeczywistością. Tak posłużyły się nim nastolatki ze szkoły w Santa Monica, które zamiast muskać grzywki i malować rzęsy, udawały brudne i zaniedbane, protestując w ten sposób przeciw dyktatowi piękna i seksualizacji kobiet, która sprzyja molestowaniom i gwałtom na młodych i starszych dziewczynach. Młode walczące damy włączyły się w punkowy amerykański feminizm lat 90. XX wieku, który przybrał formę ruchu Riot Grrrl. Choć czwarty dział wstrętnej kobiecości jest w książce dosyć obszerny, to właściwie tylko wspomniany przeze mnie wyżej tekst Haliny Gąsiorowskiej oraz analiza specjalnego gatunku mangi przeznaczonej dla kobiet opisują go z perspektywy socjologiczno-psychologicznej. Trochę szkoda, bo chyba jest o czym pisać. Pozostałe skupiają się na analizie (skądinąd bardzo ciekawych) dzieł literackich („Cierpienia księcia Sternenhocha” Ladislava Klímy), biblijnego stworzenia świata oraz francuskiego filmu „Pod moją skórą” Mariny de Van. 

			Braki obrzydliwej kobiecości doskonale nadrabia za to dział poświęcony dialogowi międzykulturowemu, wypełniony świetnymi analizami dotyczącymi nietolerancyjnych, objawiających się wstrętem podstaw wobec wszelkich innych. Na początek lista potraw, ulubionych przez mieszkańców azjatyckich krajów, a odpychających dla Europejczyków autorstwa Magdaleny Tomaszewskiej-Bolałek. O uprzedzeniach i stereotypach XIX-XX wiecznej Ameryki łączących ciemny kolor skóry z wielożeństwem i ludożerstwem opowiada Aleksandra Drzał-Sierocka. Jeden z nich doprowadził białych do wprowadzonego w życie i udokumentowanego graficznie (w formie opakowania do słodyczy) pomysłu, by czarnoskóre dzieci używać jako… przynęty na krokodyle. O historii człowieka-słonia, zekranizowanej w formie mocno mijającej się z prawdą przez Davida Lyncha, można przeczytać w tekście Bartosza Murawskiego. Najciekawsze i najbardziej aktualne są teksty analizujące niechęć do muzułmanów w Polsce i Europie oraz w Afganistanie, na podstawie materiałów zebranych przez Marcina Zalewskiego wśród uczestników misji wojskowych w tym kraju.

			Odraza jest nie tylko naszym mechanizmem obronnym, który angażując głowę i ciało prezentuje naszą niezgodę na spotkaną rzeczywistość. Jest także potężnym narzędziem. Jak pokazuje „A fe!”, narzędziem wykorzystywanym w dobrym, ale często i bardzo złym celu. Może dzięki tej pogłębionej i różnorodnej analizie uda się temu zapobiec.
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			PRZESTRZEŃ PUBLICZNA

			Drażniący sygnał „smog talk” (Instalacja Kuby Bąkowskiego „Zjadacz kurzu”), Izabela Łazarczyk

			 

		

		
			Na kieleckim placu Artystów we wrześniu, stanęła instalacja Kuby Bąkowskiego „Zjadacz kurzu”. Projekt został zrealizowany w ramach cyklu „Sztuka w przestrzeni publicznej”, organizowanego co roku przez Fundację Nowa Przestrzeń Sztuki.

			 

		

		
			Dorota i Tomasz Tworkowie – pomysłodawcy fundacji, w ramach promocji sztuki zapraszają do Kielc raz w roku uznanych artystów współczesnych. W 2016, w ramach projektu Pawła Althamera „Nomada” byli to m.in. Joanna Rajkowska, Artur Żmijewski. Wcześniej na pl. Artystów prezentowano instalacje: „Wędrówka ludzi żelaznych” (Zbigniew Frączkiewicz), „Balansujący” (Jerzy Kędziora), „Realizacja malarska” (Leon Tarasewicz), „Taniec czarownic” (Ludwika Ogorzelec), „Turbina” (Adam Garnek), „Tężnia” (Robert Kuśmirowski), „Home Sweet Home” (Sylwester Ambroziak). 

			Niecodzienna, przypominająca maskę gazową, industrialna rzeźba w kolorze niebieskim Kuby Bąkowskiego (absolwent ASP w Poznaniu, wykładowca Collegium Civitas w Warszawie, realizujący projekty z pogranicza fotografii, rzeźby, performansu, antropologii i inżynierii w różnych częściach świata) ma filtrować kieleckie powietrze i kontrolować jego jakość. Instalacja przypomina maszyny instalowane w zakładach przemysłowych a dzięki swej wielkości – ponad cztery metry – nie pozwala przejść obok obojętnie. Futurystyczny kształt i wspomniany wyżej niebieski kolor, pojawiają się w przestrzeni głównego deptaka – ulicy Sienkiewicza – jak wielki przemysłowy wykrzyknik, mający sygnalizować problem zanieczyszczenia powietrza, nie tylko w stolicy województwa, ale i innych miastach w Polsce. Ponadto swoim kształtem i funkcją ma łączyć w sobie wartości edukacyjne i artystyczne, nawiązywać do historii regionu i ekologii. Na stronie www.zjadaczkurzu.org można sprawdzić pomiary wykonane przez urządzenie i zmianę jakości filtrowanego powietrza.

			Patrząc na pracę Bąkowskiego w kontekście zanieczyszczenia powietrza przychodzi na myśl organizowany od 2015 r. „Smogthon”. Jest to impreza mająca na celu wyłonić najlepsze rozwiązania technologiczne do walki ze smogiem, które mogą być wdrożone w miastach w Polsce. Zorganizowany pierwszy raz dwa lata temu w Krakowie przez Macieja Rysia, dziś ma międzynarodowy charakter i zespoły z całego świata starają się znaleźć rozwiązanie problemu, którego omawianie w okresie grzewczym tzw. „smog talk”, zastąpił tradycyjną rozmowę o pogodzie. Pierwszy „Smoghton” wygrał Airly – startup z Krakowa, tworząc czujniki pozwalające zbadać poziom zanieczyszczenia powietrza, drugi niemiecki Green Studio Solutions z projektem CityTree, w którym modyfikowany genetycznie mech ma „zjadać smog”.

			Ten niemiecki projekt, łączy w sobie niezwykle estetyczną formę kwadratu z zielonym mchem. Kształt ten, będący niezwykłą instalacją, staje w kontrze do pracy Bąkowskiego. Stawia pytanie czy pokazywana przez Bąkowskiego rzeźba puryfikacyjna, mogłaby być równocześnie utylitarnym narzędziem montowanym w miastach w Polsce do oczyszczania powietrza czy pozostanie jedynie sygnałem i być może bodźcem do szukania zdecydowanie technologicznych rozwiązań na przyszłość, mającą drażnić kształtem, formą zdecydowanie odbiegającą od estetyki przestrzeni miasta.
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			Fot. Tomasz Kozłowski

			 

		

	
		
			 

			MUZYKA

			W wielkim księstwie synthgaze’u (Amrou Kithkin, „Principalities”), Łukasz Szaruga

			 

		

		
			Gdyby charakter muzyki miały głównie ilustrować okładki albumów, to w przypadku „Principalities” wszelkie przewidywania, do snucia których katalizatorem może stać się widok reliefu ukazującego postać nacierającą z impetem z grzbietu konia na smoczokształtną bestię, spełzną na niczym. To jedynie symbol kryjący wielość interpretacji, tak samo jak stojące za muzyką nazwy kolejnych gatunkowych odnóg.

			 

		

		
			Amrou Kithkin istnieje od 2011 r., zaś „Principalities” stanowi ich drugą epkę. Duet kielecko-łódzki (Bartek G. Wrona – wokal, gitara, bas, syntetyzatory i Piotr Rzodkiewicz – perkusja, syntetyzatory), który skrystalizował się na gruzach indie rockowego ExcuseMe?! wyraźnie ustalił pryncypia dla swego brzmienia – punktem wyjścia jest tu synthgaze, jego uzupełnieniem minimal-wave, witch-house, shoeagze, ambient, zaś ukoronowaniem – doompop. Nie chciałbym tu wszczynać dyskusji i brać w obronę lub poddawać w wątpliwość sensu tworzenia tak coraz to wymyślniejszych etykiet, istotniejsze jest to, co muzycy chcieli przez to zasygnalizować. 

			Sygnały zaś, jakie dochodzą słuchacza są właściwie zbalansowane, wyważone, ale przenikające się jaśniejszymi i mroczniejszymi odcieniami czerni i bieli. Właściwie to obrazując: ambientowy bezmiar zapada się na grząskim trzęsawisku posępnego EBM-u, niepokojąc neurotycznym rozedrganiem w „Lukewarm Cherry Cola”, oślepiając neonowymi rozblaskami witch-house’u w „The Shroud of Turin”, przekonując o sensie kreowania przy użyciu minimalnych środków kolarzu wspomnianych wyżej tonacji w „Iota”. Łatwo w przypadku wokali o tanią, wystudiowaną bufonadę, na „Principialities” zostały jednak doskonale wyważone między zimną zachowawczością a utrzymywaną w ryzach melodyjnością. Najwyższą zaletą epki jest ostatecznie wolność muzyki na niej zawartej od gotyckiego kiczu – melancholia przewija się tutaj wśród zwałów ołowianych chmur, nie została zaś obwiązana gorsetem teatralności.

			Jak już wspominałem, powyższy akapit może jednocześnie w pełni ujmować istotę muzyki, bądź zupełnie się z nią rozmijać. To nieunikniona konsekwencja stosowania oderwanych haseł. I ponownie, nieistotne jest znaczenie, jakim się je wypełnia, to tylko drogowskazy. Dźwiękom zawartym na krótkiej epce „Principalities” należy pozwolić się wziąć we władanie, a ich ewokujące właściwości z pewnością ściągną na słuchacza nawałnicę obrazowo-uczuciową. I nie wykluczone, że objawi mu się nawet wizja szewczyka Dratewki i Smoka Wawelskiego.
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			Amrou Kithkin Principalities, 2016

		

	
		
			 

			Goci, Płońcie ze wstydu! (Dead Cross, „Dead Cross”); Pustynny blues (Songhoy Blues, “Resistance”), Mirosław Krzysztofek

			 

		

		
			Mike Patton (Tomahawk, Peeping Tom, Faith No More, Fantomas, John Zorn, MrBungle) w kolejnej odsłonie swojej niekonwencjonalnej i bogatej kariery.

			 

		

		
			Powstała z potrzeby niespokojnego serca grupa Dead Cross, oprócz wokalisty składa się z muzyków znanych między innymi z zespołów Fantomas, Slayer, Suicidal Tendencies (perkusista Dave Lombardo) oraz Retox (gitarzysta Michael Crain i basista Justin Pearson). Napisałem „z potrzeby serca”, bo na tym albumie słychać, że przede wszystkim chłopcy się dobrze bawią. W wywiadach określają swą nową muzykę jako hardcore punk, ale słychać na albumie doświadczenia znane z cięższych dokonań Pattona i spółki. Jest trash metal wczesnego Slayera, trochę wariactwa z MrBungle, demoniczne klimaty Fantomasa i zaśpiewy znane z Faith No More. Dziesięć granych przez większość płyty w szaleńczym tempie utworów, przynosi rozrywkę, którą nie każdy zniesie, ale każdy powinien docenić. Zwłaszcza, że płyta trwa 28 minut. Mnie tyle zajmuje czasami wyjście ze śmieciami i zapalenie papierosa. Słuchanie Dead Cross jest znacznie zdrowsze.

			Album zawiera jeden cover. Utwór z repertuaru pregotyckiego zespołu Bauhaus „Bela Lugosi’s Dead” zaśpiewany tak, że większość wielbicieli gotyckich kapel powinna się spalić ze wstydu. Dobra płyta. Prawdziwy „Church of Motherfuckers”, jak brzmi tytuł zamykającego płytę utworu.
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			Dead Cross, Dead Cross, Ipecac Records, 2017

			 

			 

		

		
			Pochodząca z Mali grupa wydała swoją drugą płytę w karierze. Założona w 2012 roku przez kolegów z uczelni w Bamako na skutek wojny domowej, w poszukiwaniu stabilizacji musiała opuścić kraj.

			 

		

		
			Wcześniej została zauważona przez producentów i muzyków związanych z grupą Africa Express, wśród których był między innym Damon Albarn (Gorillaz, Blur). Wydali swój pierwszy utwór na składance powstałej z inspiracji tego muzyka. Potem przyszedł czas na pierwszą płytę, która ukazała się w 2015 roku. Drugi album przynosi muzykę, którą sami członkowie zespołu określają nazwą „pustynny blues”.

			To mieszanka rhytm’n’bluesa, rocka i tradycyjnej muzyki Tuaregów. Porywająca. Zderzenie tych dwóch kultur nie jest wymuszone. Słychać, że członkowie Songhoy Blues to obywatele świata, a nie muzycy, pozostający pod wpływem tylko i wyłącznie swojej kultury. Zresztą pewnie nie akceptują takich podziałów. W przeciwieństwie do mnie byli na przykład w Ameryce Północnej, a ja nie byłem w Mali. O obydwóch kulturach na pewno wiedzą więcej.

			Gościnnie „załapał się” na płytę Iggy Pop, który śpiewa w utworze „Sahara”. Bardzo przyjemna propozycja na nadciągającą jesień.
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			Songhoy Blues, Resistance, Fat Possum, 2017

			 

		

	
		
			 

			Piosenki z emigracji (Dzedzej Świętokrzyski, „Słabo się wysławiam”), Sylwia Gawłowska

			 

		

		
			Na początku czerwca tego roku ukazała się płyta Dzedzeja Świętokrzyskiego „Słabo się wysławiam”. Projekt jest autorską inicjatywą Grzegorza Jasa – pochodzącego z Kielc muzyka, który znany jest w środowisku artystycznym jako lider i współzałożyciel działających w latach 80. i 90. zespołów nowofalowych i postpunkowych: City Skyline, Mahaon, Trudy, The Lovers.

			 

		

		
			Do projektu o przewrotnej nazwie Dzedzej Świętokrzyski artysta zaprosił swoich przyjaciół. Zagraniczna emigracja Grzegorza Jasa sprawiła, że płyta powstawała długo. Niemniej jednak – perspektywa dystansu przestrzennego, która dla wielu byłaby czynnikiem uniemożliwiającym realizację nagrań dwunastu piosenek z udziałem jedenastu gościnnie zaproszonych artystów – zasługuje na uznanie słuchacza. To pierwszy i nie ostatni atut płyty.

			Przede wszystkim, słuchając kompozycji opublikowanych na albumie „Słabo się wysławiam”, mamy wrażenie, że praca nad finalnym efektem nagrań była dla jej uczestników przyjemnością i radosnym spotkaniem. W tym wypadku – niekiedy spotkaniem po latach. Przyjacielska aura i „wspólnotowe” twórcze działanie, zaowocowało spójnością stylistyczną albumu, zakorzenioną w doświadczeniach muzycznych nie tylko Jasa, ale i jego gości: wokalistki Oli Radowicz, basisty Marka „Diabła” Gawęckiego, basisty i wokalisty Marka Wrony, gitarzysty Oskara Wilmana czy klawiszowa Witolda Gąski. Każdą z tych postaci łączą z Jasem wspólne przeżycia i działania muzyczne charakterystyczne dla końca lat 80. Stąd brzmienie płyty – mimo iż łagodne, chwilami akustyczne – zachowuje w sobie posmak nowofalowego dystansu i postpunkowej ekspresji wokalnej. Estetyczny trade mark płyty Dzedzeja Świętokrzyskiego tworzy w moim przekonaniu kpiarsko-ironiczna konwencja stylistyczna tekstów piosenek, połączona z alternatywnym, gitarowym brzmieniem. Charakterystyczne dla Jasa przymrużenie oka ujawnia się przede wszystkich w utworach: „Dziewczyna na plaży”, „Złota myśl”, „Alkoholicy”, „Bania u Bogdana” czy „Kryzys wieku średniego” – z niezwykle urokliwą deklaracją ustawicznego marzyciela: Lecz moje dzieciństwo, nigdy mi nie minie. Z kolei gorzką ironię odnajdziemy w osadzonym w postpunkowej interpretacji utworze „Córka emigranta” zaśpiewanym przez Olę Radowicz. Jak się okazuje, rozpoznanie świata, którego dokonuje Jas w swoich piosenkach, to przede wszystkim dostrzeganie tzw. marginesu społecznego i doświadczeń ludzi, żyjących poza głównym nurtem.

			Paradoksalnie jego reporterskie oko bliskie jest spojrzeniu Wojciecha Młynarskiego, czego dowodem jest piosenka „Alkoholicy”. Warto zauważyć analogię w opisie osiedlowych pijaczków, których dostrzegał Wojciech Młynarski: Alkoholicy z mojej dzielnicy/ Siedzą na murku jak ptaszki/ Slangiem najczystszym mówią mi: „Mistrzu,/ Zabrakło nam trochę do flaszki. Pomimo upływu kilku dekad w podobny sposób opisuje ich Grzegorz Jas, wykorzystując język potoczny i kolokwializmy do wiernego sportretowania swoich bohaterów: Alkoholicy z mojej ulicy/ Ja wciąż was widzę na dzielnicy/ Zawsze na jedno macie ochotę/ „Więc daj prezesie złoty – dwa złote”.

			Konsekwencja ironiczno-kpiarskiego stylu nie przesłania jednocześnie obecności utworów lirycznych i osobistych. I tak oto w utworze „Zima” przedstawia autor symboliczną interpretację chłodu i zimna jako symbolu tęsknoty i nieobecności drugiego człowieka. W piosence „Kielce-Brighton” pojawia się subtelna metafora przeżywania z kobietą autentycznych emocji wyrażona słowami: porańmy stopy… Podobną nostalgię i osobisty ton dostrzegam w utworze „Obiecałem” z gościnnym udziałem wokalisty Kamila Sewerzyńskiego. Refren piosenki to opowiadana z dystansem i akceptacją rzeczywistości filozoficzna sentencja: A że nigdy nie będzie tak, jak chcemy,/ bo wciąż gonimy za czymś nieznanym/ I wciąż tak bardzo mało wiemy o sobie, o sobie samym. Utwór ten jest niezwykle interesujący, nie tylko pod względem dojrzałej refleksji wyrażonej w tekście, ale także z uwagi na przemyślaną i trafioną aranżację. Na nasze zainteresowanie zasługuje również tytułowa piosenka „Słabo się wysławiam”, w której uzyskana poprzez aranżację muzyczną dramaturgia stanowi kontrapunkt dla autoironicznego tekstu: kobiety mnie kochają, jeśli mnie nie znają./ A jak mnie poznają,… to uciekają.

			Jestem przekonana, iż nie jest nadużyciem stwierdzenie, że Grzegorz Jas reprezentuje taki rodzaj artysty, którego najwłaściwszym określeniem jest słowo „autentyczny”. Płyta „Słabo się wysławiam” stanowi tego dowód. Jest to album odważny, wszak niełatwo w rzeczywistości hipsterskiego trendu na „bycie alternatywnym”, być alternatywnym naprawdę. Jasowi udaje się to skutecznie od 30 lat. Bardzo polecam spotkanie z jego muzyką, zwłaszcza tym, którzy w muzyce poszukują przekazu autentycznego.

			 

		

		
			[image: 48_dzedzej%20okladka.psd]
		

		
			Dzedzej Świętokrzyski Słabo się wysławiam, 2017

		

	
		
			 

			Czarnoleski blues (Zmiana Czasu, „Jednak mam tę nadzieję”), Agnieszka Majcher

			 

		

		
			Śpiewanie poezji wielu kojarzy się z tradycyjnymi aranżacjami na gitarę i łatwą do powtórzenia linią melodyczną. Śpiewanie poezji sprzed kilku wieków może też przywoływać obrazy dworskich tańców i hymnów kościelnych. Propozycja kieleckiej Zmiany Czasu zręcznie wplata cytaty ze wspomnianych gatunków muzycznych, tworząc jednak zupełnie oryginalną i współcześnie brzmiącą płytę w oparciu o, wydawałoby się, oklepane, znane z lektur szkolnych, teksty Jana Kochanowskiego.

			 

		

		
			Nie będę rozważać sensowności sięgnięcia po teksty mistrza z Czarnolasu, ponieważ genezą powstania płyty był spektakl krakowskiego Teatru Promocji Poezji o tymże twórcy. Materiał muzyczny z tego krążka stanowi oprawę muzyczną przedstawienia. Spróbuję jednak potraktować ten album jako autonomiczną propozycję muzyczną i zastanowić się, jak dziś słucha się tekstów mających pięćset lat.

			Współcześni twórcy często sięgają po klasyków, aby ich odkryć na nowo. Postmodernistycznym kluczem często jest znalezienie mało znanych utworów, nietypowych, niszczących aprobowany wizerunek artysty. Lubimy dziś strącać legendy z postumentów, na nowo odczytywać rzeczy oczywiste. Ta płyta tego nie robi. Składają się na nią popularne teksty Jana Kochanowskiego, których interpretacje są powszechnie przyjmowane. Uniwersalne, ukazujące klasyczną afirmację stworzenia, pełne modnych po dziś dzień aluzji do starożytnych mitologii, alegorii, ale też filozoficznych zmagań z Bogiem, wokół zagadnienia przemijania, analiz naszej obyczajowości i kultury. Muzyka pomaga w utrzymaniu tego nastroju. W pierwszym i ostatnim utworze słyszę echa muzyki dawnej, Gomółki, czy późniejszego Gorczyckiego, eleganckie i stonowane aranżacje, wydobywające porządek z liryków poety z Czarnolasu. W środku albumu możemy znaleźć „ostrzejsze” muzycznie propozycje, klimatem przypominają mi one Norah Jones, Santanę z czasów „Supernatural”, wyczuwam przyprawę z rocka, jazzu, bluesa. Wiolonczela Rocha Dobrowolskiego niekiedy dodaje owej dworskości aranżacjom, jednak często to właśnie ten instrument wprowadza niepokój, co zmusza słuchacza do zatrzymania się i głębszej refleksji nad przekazem naszego „upupionego” przez szkołę pisarza.

			Wybór i układ tekstów pewnie był podyktowany potrzebami teatru, ale ten porządek doskonale sprawdza się na płycie. Teksty tworzą logicznie rozwijającą się opowieść. „Pogańskie” strofy otwierają płytę. Po wspomnianym „Sobie śpiewam a muzom” mamy – moją ulubioną – „Nie wierz fortunie”. Z taką aranżacją tekst naprawdę nie trąci myszką, utwór spokojnie wpisuje się w klimat rockowej ballady, wraz z jej typową filozofią życia. Po „Pieśni świętojańskiej o Sobótce” bez znajomości tekstu można by się spodziewać dzikich pogańskich pląsów. Jest to jednak pochwała tradycji i kultywowania obyczajów przodków. Nie do końca jednak. Solówka wiolonczeli wprowadza nas w klimat onirycznego transu przy ogniu świętojańskim. Kolejne utwory są już bliżej Boga chrześcijańskiego. „Psalm LXVII” to przecudna medytacja rozpoczynająca się pięknie brzmiącą, nostalgiczną wiolonczelą. „Tren X” o Urszuli to tekst tak przejmujący w swojej wymowie, że nie potrzebuje linii melodycznej. Na tle romantycznej, momentami upiornej ilustracji muzycznej recytacja Szczęsnego Wrońskiego wywołuje ciarki. Taki sam efekt artystyczny (recytatyw) pojawia się w jednej z pieśni w kolejnym bloku, poniekąd „politycznym”. Gniewne (i urwane) słowa „Wy, którzy pospolitą rzeczą władacie” brzmią dramatycznie, szczególnie po poprzedzającej ją „Nie porzucaj nadzieję”, którą aż chce się zanucić i palcami pstryknąć. Mniej podoba mi się „Pieśń o spustoszeniu Podola”. Muzycznie bez zarzutu, z zaskakującymi dialogami między instrumentami, ale jakoś nie porywa mnie. Tekst natomiast jest logicznym zwieńczeniem rozważań o kondycji ojczyzny. Finałowy zaś utwór – cóż innego mogłoby się pojawić w tej klasycznej propozycji – panteistyczna refleksja nad stworzeniem, „Czego chcesz od nas, Panie”, po bez mała latynoskim wstępie zgrabnie łączy to, co stanowi muzyczną esencję tego krążka: śpiewogrę z dworską elegancją, wirtuozerią i bluesowym spleenem.

			I wyżej wspomniane cechy, wraz w ciepłym wokalem Michała Zapały, są atutami tej płyty, dzięki którym Kochanowski brzmi świeżo i atrakcyjnie.
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			Zmiana Czasu, Jednak mam tę nadzieję,

			Stowarzyszenie Nawigacja, 2017

		

	
		
			 

			Wszyscy jesteśmy podróżnikami (Artur Dutkiewicz, „Traveller”), Łukasz Rakalski

			 

		

		
			Wybitny pianista, urodzony w Pińczowie, dał się poznać światu, jako wrażliwy twórca muzyki wyrażającej wdzięczność za wszystkie dary otrzymane od życia. Nie jest jednak sprawą banalną zapracować sobie na przydomek, którym może się poszczycić nasz rodzimy artysta. Czy o tym opowiada najnowszy album „Ambasadora polskiego jazzu”, nomen omen, „Traveller”?

			 

		

		
			Trio Artura Dutkiewicza zachwyca wielbicieli muzyki improwizowanej w niezmiennym składzie już od ponad czterech lat. Na kontrabasie gra Michał Barański, na perkusji Łukasz Żyta. Pełna kontemplacji, siły i energii życia „Prana”, nagrana w 2014 roku, to pierwszy owoc ich wspólnego muzykowania. Od tamtej pory trio koncertowało już w ponad trzydziestu krajach, m.in. w USA, Kanadzie, Brazylii, Francji, Indiach oraz Australii.

			Na ile dosłownie należy traktować nazwę najnowszego krążka, podpowiadają tytuły poszczególnych utworów. Część z nich stanowi zapożyczenie liter sanskrytu, wypowiadanych podczas treningu jogi. Reprezentują krótkie fragmenty muzyki, odzwierciedlającej nastrój w kolejnych rozdziałach improwizowanej podróży.

			Nieustanne poczucie zawieszenia, w moim przekonaniu, dominuje w pierwszej części albumu. Silne motywy melodyczne są tu raczej rzadkością, co w moim odczuciu tylko potęguje wrażenie, że muzyka to finezyjna tkanina, która powstaje poprzez równomierne zaangażowanie wszystkich instrumentów. W „Drops of Innocence” narracja przybiera kształt dialogu, w którym fortepian i bas uzupełniają się wzajemnie, wymieniając się czasem nawet pojedynczymi dźwiękami.

			W dalszej części „Traveller” przywitał mnie utworem „Ma”. Składa się z kilku intrygujących akordów, które potrafią zaskoczyć zmysły zamyślonego do tej pory podróżnika niezwykłym poczuciem bezkresnej przestrzeni. W tytułowym utworze natomiast odnalazłem znajome dla ucha z wcześniejszych płyt współbrzmienia, za które polubiłem kompozycje Artura. Nie uniknęło mojej uwadze to, że w dominującej kolorystyce zawieszenia i oczekiwania, pojawienie się ekspresyjnych, pełnych wyrazu akordów wywołuje niezwykłe poruszenie. Mam niezwykły szacunek dla Artura w roli kompozytora. Przypadły mi do gustu także zawoalowane akcenty muzyki ludowej z domieszką orientu w utworach „Hey Hania” i „Elephant Dance”.

			Refleksyjny charakter to określenie bardzo nieprecyzyjne w przypadku płyty „Traveller”. Jej autor zaprasza do przeżycia wędrówki umysłu w poszukiwaniu dźwięków, zdolnych do zobrazowania jego zmiennych nastrojów. W minimalistycznej fakturze żaden detal nie umyka uwadze. Jestem pełen podziwu dla kunsztu twórców, którzy nie odstępują o krok towarzysząc w tej podróży. Zachwyca mnie również pasja Artura, który bez zbędnej kokieterii prezentuje muzykę płynącą prosto z serca w obliczu pędzącej naprzód rzeczywistości.
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			Artur Dutkiewicz Traveller, Pianoart, 2017

		

	
		
			 

			LITERATURA

			Biografia wykluczenia (Anna Piwkowska, „Wyklęta. Poezja i miłość Mariny Cwietajewej”), Martyna Musiał

			 

		

		
			Marina Cwietajewa mówiła, że poeta jest wyrzutkiem, „Murzynem” – człowiekiem nieakceptowanym przez społeczeństwo, bo niezrozumiałym, myślącym, czującym i żyjącym inaczej, przez to skazanym na samotność. Ona sama doświadczała odosobnienia tym mocniej, jako że po wielokroć była artystką wykluczaną również „przez swoich”, innych literatów. Wyobcowanie zdaje się być motywem przewodnim jej życiorysu.

			 

		

		
			Cwietajewa jest uważana, obok Anny Achmatowej, za najwybitniejszą poetkę rosyjską. Ona sama od zawsze wiedziała, że jej przeznaczeniem jest pisanie. Już jako sześciolatka tworzyła pierwsze wiersze, wbrew marzeniom matki, która pragnęła dla niej kariery pianistki. Jako nastolatka, za pieniądze ojca, profesora Iwana Cwietajewa, wydała swój pierwszy tomik poezji. Ten nie został przyjęty przez krytykę nazbyt entuzjastycznie, ale otworzył Marinie drzwi do salonu Maksymiliana Wołoszyna, gdzie obracała się wśród moskiewskiej bohemy artystycznej.

			Inspirację dla swojej poezji czerpała zwykle z uczuć. Najczęściej tych romantycznych, chociaż miłość sama w sobie nie była dla niej tak istotna jak jej idea. Miała wiele romansów, w tym z Zofią Parnok, jeszcze w Moskwie, czy potem na emigracji z Konstantym Rodziewiczem. Każdy związek owocował powstaniem nowych utworów, jak praskie „Poemat góry” i „Poemat kresu”, które są uznawane za szczytowe w jej twórczości. Pomimo niewierności była jednak na swój sposób lojalna. Nigdy nie opuściła męża, Sergiusza Efrona, którego poślubiła w bardzo młodym wieku.

			Jednak prawdziwa miłość w przekonaniu Mariny mogła być tylko niespełniona. Dlatego tak wielką wagę przykładała do swoich platonicznych związków, przeżywanych w wyobraźni, opartych na pokrewieństwie dusz i wzajemnym podziwie dla twórczości. Borys Pasternak i Rainer Maria Rilke – to z nimi przez lata prowadziła przyjacielsko-miłosną korespondencję. Ci wielcy poeci jako jedni z nielicznych w tamtych czasach byli w stanie docenić wartość twórczości Cwietajewej – poezji lingwistycznej, nowatorskiej w formie, przez wielu niezrozumiałej, przesiąkniętej emocjami.

			Awangardowa poezja Mariny nie spotkała się ze zrozumieniem rosyjskiej emigracji w Paryżu, gdzie poetka spędziła kilkanaście lat. Tamtejsze towarzystwo, chcąc zachować w pamięci wspomnienie po starej, carskiej Rosji i sprzeciwić się nowemu reżimowi, kurczowo trzymało się przeszłości i sztuki konserwatywnej. Klimat polityczny wyjątkowo wpływał na jej odbiór. Marina brała udział w wieczorach poetyckich emigracji, jednocześnie pisząc do periodyków probolszewickich. Utrzymywała znajomości z ludźmi należącymi do różnych obozów. Starała się być bezstronna, uważając, że sztuka powinna być ponad podziałami. Przez to zarzucano jej dwulicowość, nie została zaakceptowana przez żadną ze stron. W ocenach nie pomagała też osobista niechęć do poetki – uważanej za ekscentryczną, dumną, egzaltowaną, niemal histeryczną.

			Decyzja o powrocie wraz z synem Georgijem--Murem do ojczyzny, ukochanej Rosji, w ślad za córką Ariadną i Sergiuszem, była nieuchronna. Nie udało się jednak uciec od biedy i odrzucenia. Wielki Terror w Związku Radzieckim zbierał żniwa. Większa część rodziny Cwietajewej została aresztowana, ona sama spotykała się z nieufnością – przedstawiana jako wróg socjalizmu, budziła podejrzenia i niechęć. Poczucie beznadziejności, zmęczenie ciągłą walką o przetrwanie, samotność i brak możliwości pisania popchnęły ją do samobójczej śmierci. A przecież nie mogła pisać bez miłości, a tym bardziej żyć bez pisania.

			Anna Piwkowska zamieszczając fragmenty utworów i listów, udowadnia, jak wielki wpływ na twórczość Cwietajewej miało jej życie. Sama biografia nie jest chronologicznie poprowadzona, momentami może się wydać nawet nieco chaotyczna. Jednak bohaterkę opowieści też trudno nazwać wewnętrznie uporządkowaną, a autorce zależało przede wszystkim na poznaniu, zrozumieniu i pokazaniu Mariny – jej motywacji, pragnień, spojrzenia na sztukę i to się udało. Książka została nagrodzona tytułem Warszawskiej Premiery Literackiej.
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			Przewrotna lektura majsterkowicza (Przemysław Owczarek, „Jarzmo. Zapisko z badań na pograniczu poezji”), Katarzyna Szychowska

			 

		

		
			Prowokacyjna, szokująca, dosadna – tak w skrócie można opisać najnowszą książkę Przemysława Owczarka. Jej tytuł, „Jarzmo”, wiąże się z doświadczeniami życiowymi autora, dźwigającego na swych barkach wiele ról – pisarza, dyrektora łódzkiego Domu Literatury, antropologa, męża, ojca. Trudno jednak oprzeć się wrażeniu, że obciążony jest także czytelnik, dla którego lektura omawianego tomu poezji to prawdziwe wyzwanie. 

			 

		

		
			Pierwszą trudność, jaką napotyka odbiorca, sugeruje już podtytuł – „Zapiski z badań na pograniczu poezji”. Widać w nim lawirowanie pomiędzy dwoma dyskursami: naukowym i poetyckim. Skutkuje to niejednorodną formą utworów, zasygnalizowaną w krótkim wstępie – wiersz staje się fiszką, a fiszka wierszem. Twórca zaś nie jest ani poetą, ani badaczem, lecz… majsterkowiczem, który nieustannie eksperymentuje.

			Dotyczy to chociażby płaszczyzny kompozycyjnej. W „Jarzmie” teksty rodzą się na oczach czytelnika. I tak w „fiszce partacza” dochodzi do „rozpędzenia” wiersza przez trzy słowa: dziwka?/ żelazko?/ burleska? Po nich następują osobliwe obrazy, powstałe w galopującej wyobraźni autora. Czytelnikowi niełatwo się odnaleźć w tych iście surrealistycznych wizjach: pudle skaczą lwu/ w paszczę i wychodzą spod ogona z tulipanami/ w pyskach („salto mortale & full kombat w Jewropie. fiszka iluzjonisty”).

			Eksperymenty sięgają jednak dalej. Poeta z daleko posuniętą śmiałością balansuje na granicy sacrum i profanum. Wypróbowuje „wytrzymałość” czytelnika, łącząc swobodnie wulgarność ze wzniosłością: obsrane niebo, pojebańcy na metafizycznych szczudłach, sprośny psalm to tylko niektóre przykłady językowej brawury. Ponadto niektóre treści zawarte  w tomie „Jarzmo” kreują kontrowersyjne wyobrażenia dotykające sfery nad wyraz delikatnej – religii. Scena powtórnego przyjścia Jezusa na ziemię, czy wizerunek Jana Pawła II są tu odarte ze świętości, a tym samym mogą wywołać we wrażliwym odbiorcy przekonanie, że przekroczono granice, które winny pozostać nienaruszone.

			Takie zabiegi, w moim odczuciu, wynikają stąd, że majsterkowicz porusza się w zagadkowej przestrzeni pogranicza, gdzie nie obowiązują żadne jasno sprecyzowane reguły ani tym bardziej granice. Dlatego bez wahania wywraca do góry nogami uporządkowany świat wartości czytelnika. Równocześnie jednak nie daje się jednoznacznie ocenić jako obrazoburca, lekceważący wartości. Oto obok słów niecenzuralnych pojawiają się wyszukane terminy charakterystyczne dla stylu naukowego – retencja, ablucja, syntagma, inercja… 

			Co więcej, poeta ukazuje (choć czyni to w bardzo specyficzny sposób) palące problemy współczesnego świata – konflikt w Strefie Gazy, głód i przemoc w Afryce. Przygląda się też kondycji człowieka, który nie tylko odszedł od prawdy, ale uległ zachłanności: grzech to nie jabłko/ w wynajętym ogrodzie, ale spalony namiot/ ze skór, odkąd zatrzymaliśmy się w drodze,/ wskazując na spłachetek ziemi – mój („mój. fiszka nomady”)

			Twórca „Jarzma”, wymykający się wszelkim próbom etykietowania, prowadzi z czytelnikiem osobliwą grę. W jego wizji świat nie tylko nie jest czarno-biały, ale często zwodzi barwami odwróconymi. To, co kojarzy się z czymś dobrym, niespodziewanie ujawnia swe czarne jądro („sakwa. fiszka w rozterce”). W tej sytuacji podjęcie lektury oznacza wielkie ryzyko – wejście w nieprzewidywalną przestrzeń „pomiędzy”, i to w towarzystwie nieobliczalnego (poety? badacza?) majsterkowicza. Dlatego lektura staje się jarzmem.
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			Jak się rozdaje Noble i poluje na kurdle (Wojciech Orliński, „Lem. Życie nie z tej ziemi”), Paweł Chmielewski

			 

		

		
			Po wydanych przed laty wywiadach ze Stanisławem Beresiem („Tako rzecze… Lem”) i Tadeuszem Fiałkowskim („Świat na krawędzi”) oraz – przede wszystkim – po znakomitej i świetnie udokumentowanej książce Agnieszki Gajewskiej „Zagłada i gwiazdy”, skupionej na przeżyciach autora „Solaris” w czasie II wojny światowej i echach holocaustu w jego twórczości (rec. „Projektor” 5/2016) – powstanie pierwszej, pełniejszej biografii Stanisława Lema było tylko kwestią czasu. 

			 

		

		
			Jej autorem jest Wojciech Orliński dziennikarz „Gazety Wyborczej”, który w 2007 r. opublikował „Co to są sepulki? Wszystko o Lemie”. W jednym z wywiadów mówiąc, że jest przede wszystkim publicystą, a nie naukowcem, określił charakter publikacji, najbardziej chyba znanego na świecie polskiego pisarza. „Lem. Życie nie z tej ziemi” jest książką – jak to się potocznie mówi – „do czytania”, ale do czytania inteligentnego, z rozmysłem, pozbawioną nadmiernego aparatu naukowo-krytycznego, który czyni wydawnictwa (nie zawsze) hermetycznymi. Z drugiej strony Orliński nie schlebia czytelnikom mniej zorientowanym w twórczości pisarza i nie tworzy opowieści o charakterze sensacyjnym, które nadawałyby się dla tabloidów, a nie do solidnej biografii.

			Docierając do prywatnej korespondencji, rozmawiając z żoną, synem, przyjaciółmi – autor rysuje obraz człowieka niezwyczajnego, a zarazem zwyczajnego do szpiku kości. Przede wszystkim utkanego z anegdot – nie tworzących jednak, a takie ryzyko zawsze istniało – karykatury, portretu prześmiewczego, lecz kreśląc obraz prawdziwy. Ta uwaga nie dotyczy rozdziału drugiej, czasu okupacji rodzinnego Lwowa przez Rosjan, potem nazistów, śmierci prawie wszystkich krewnych pisarza, tajemnicy, którą ukrywał przez całe życie, w formie alegorii, subtelnej siatki symboli, pojawiającej się w wielu utworach. To nie tylko antysemityzm, ale i tragiczna śmierć Seweryna Kahane w pogromie kieleckim (zainteresowanych odsyłam do rozbudowanej analizy w przywołanej już wcześniej książce Agnieszki Gajewskiej).

			Lem Orlińskiego zmaga się z budową domu, ukrywa i podkrada słodycze, jest fanem motoryzacji (dokładne opisy kupna kolejnych samochodów zajmują wiele stron), twórcą fantastycznych maszyn. Opisy – dość dokładne kłótni z Janem Błońskim – stanowią wyjaśnienie narodzin postaci genialnych, zabawnych, wciąż ze sobą rywalizujących konstruktorów-robotów Trurla i Klapaucjusza. Nie da się w pełni docenić tej biografii bez znajomości realiów życia w PRL-u (na szczęście Orliński w kilku najbardziej „barejowskich” momentach wyjaśnia młodszym czytelnikom tło polityczno-społeczne opisywanych zdarzeń). Wśród nich jedno, kompletnie absurdalne – wręcz kosmiczne – nie jest związane z postacią Philipa Dicka i jego (dość dobrze opisaną) obsesją na punkcie organizacji „L.E.M.” oraz donosów do FBI, ale z wizytą pewnego dygnitarza. 

			W listopadzie 1972 r. prywatnym samolotem, a potem w asyście kolumny samochodów zajechał pod dom Lemów Franciszek Szlachcic. Próbując namówić autora „Edenu”, jako pisarza znanego zagranicą, na bliżej nieokreślone wsparcie władz, w zamian obiecywał Nagrodę Nobla. Kosmiczne i zabawne myślenie sekretarza KC, przekonanego, że najwyższy laur literacki na świecie można załatwić w Sztokholmie „od ręki” – było bardzo w stylu zapisków Ijona Tichy’ego. Takich ciekawostek odnajdziemy w książce Orlińskiego znacznie więcej.

			Zastanawiający jest – z perspektywy czasu – pesymizm zawarty w listach i zapiskach Lema, Szczepańskiego, Mrożka z lat 60. Popularni, nieźle zarabiający, zapraszani na stypendia zagraniczne, żyją w poczuciu beznadziei i twórczej niemocy. To zagadka, po odpowiedź, na którą odsyłam do biografii. Nie tylko lemofilów i lemologów, ale każdego, kto choć raz się zastanawiał jak to by było mieć własną sepulkę? 
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			Fenomen imaginacji (Martyna Buliżańska, „Wizyjna”), Michał Siedlecki

			 

		

		
			Wśród tegorocznych nowości poetyckich w naszym kraju warto między innymi zwrócić uwagę na tom „wizyjna” (2017) autorstwa Martyny Buliżańskiej. Ten, wydany przez „Biuro Literackie”, zbiór wierszy pisarki stanowi bowiem intrygującą – pod względem literacko-estetycznym – propozycję lektury, w którym to, co wyimaginowane spotyka się kokieteryjnie z precyzyjnym zapisem fenomenu otaczających nas zewsząd detali codzienności.

			 

		

		
			Martyna Buliżańska to młoda, bardzo uzdolniona poetka pochodząca z Aleksandrowa Kujawskiego, która aktualnie mieszka i studiuje w Toruniu. W 2010 r. opublikowała zestaw wierszy w antologii „Poetyckie debiuty 2010” (w ramach projektu „Połów”, którego jest laureatką). Z kolei za swój debiutancki tom zatytułowany „Moja jest ta ziemia” (2013) otrzymała w 2014 roku dwa prestiżowe wyróżnienia w naszym kraju: Wrocławską Nagrodę Poetycką Silesius, jak również III nagrodą X Ogólnopolskiego Konkursu Literackiego „Złoty Środek Poezji”. Jej nowy zbiór wierszy „wizyjna” ma również bardzo duży potencjał poetycki. 

			Drugi tom Buliżańskiej liczy kilkadziesiąt stron i składa się z dwudziestu pięciu wierszy. Poprzedza je cytat poetki nawiązujący bezpośrednio do twórczości fińskiego pisarza Jyrki Ihalainenena. Zbiór artystki otwiera liryk zatytułowany „ziemia – ziemia”, w treści którego katastroficznej wizji świata pisarki, towarzyszy swego rodzaju nadzieja na odwrócenie „biegu człowieczej rzeki” płynącej w bezkres ciemności. Tym, co wyróżnia prezentowany tu zbiór poetki pozostaje jednak bezbrzeżny smutek. Cechuje on praktycznie wszystkie teksty nań się składające (vide „szkic: sylvia vane”, „akwaforta”, „kobieta, której nie znam, ma na imię justyna” czy „london calling” pisarki). 

			Nawet wiersz „gdzie jesteśmy teraz” – zamykający cały tom Buliżańskiej – został przez nią utrzymany w zupełnie minorowym nastroju, bez jakichkolwiek wyczuwalnych akcentów konsolacyjnych: odkąd łazarz ruszył z placu poczdamskiego i pokonał setki tysięcy lat/ świetlnych, nic się nie zmieniło. w dole jest tylko smutna ziemia i prawo/ do bycia prawym (na norymberskiej)… Tekst wieńczą zaś odwołania poetki do ognia, deszczu oraz świata umarłych.

			Zbiór „Wizyjna” Buliżańskiej to liryczny, acz posępny zapis otaczającej nas rzeczywistości. Poetycki fenomen imaginacji stanowi tu symboliczne zwierciadło, przez które spogląda artystka bardzo analitycznie na współczesność, kreśląc jednocześnie ponure wizje przyszłości świata, pogrążonego w mroku: głupoty, wyzysku, konfliktów, egoizmu oraz ignorancji. To nad wyraz odważna literacko książka, eksplorująca tematy spychane dziś często na margines debaty publicznej. Jej walorem pozostaje też bogata warstwa autorefleksyjna i introspektywna, dzięki której nasza lektura utworów pisarki może stać się pewną formą zadzierzgnięcia z nią literackiej przyjaźni. To ciekawy i inspirujący tom.
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			Radosna sułtanka z Rohatyna (Osyp Nazaruk, „Aleksandra”), Małgorzata Angielska

			 

		

		
			Powieść Osypa Nazaruka „Aleksandra” została wydana w Polsce w 2016 r. Stała się kanwą i inspiracją do powstania serialu „Wspaniałe stulecie”. Mimo że nie jestem fanką tej produkcji, książka mnie zachwyciła. Jest jak „Baśnie z tysiąca i jednej nocy”, tyle, że to się wydarzyło naprawdę. Proza historyczna i biograficzna traktuje o wspaniałej sułtance Hurrem, jej żądzy władzy i spełnionym losie.

			 

		

		
			W I połowie XVI w. Aleksandra Lisowska została porwana z rodzinnego Rohatyna prawie sprzed ołtarza, przed którym miała ślubować Stefanowi. Była mu od dawna obiecana. Ubrana w białą sukienkę i zielony wianek, olśniewająca swą urodą i młodością, zaznała losu, którego każdy mógł jej pozazdrościć. Nazaruk w barwny, obrazowy sposób prezentuje przebieg wydarzeń od porwania, aż do okresu panowania u boku sułtana Sulejmana. Hurrem sprawowała władzę, m.in. nad haremem i była jedyną kobietą, z którą żył władca na trzech kontynentach. Za jej sprawą powstała świątynia imienia dziesiątego władcy osmańskiego, na którą został wyłożony prawie trzykrotnie wyższy budżet, niż dotychczas. Otrzymała też własny mały meczet. Obie budowle powstały według jej pomysłów.

			Pierwotnie prawosławna, bogobojna i wierna swoim ideałom Roksolana (przydomek świadczący o jej przynależności do narodu ruskiego) zaprzedaje własną duszę za spokój i bogactwo. Stare proroctwa mówiły o przybyciu cudzoziemki, która podbije serce sułtana i ten się z nią ożeni. Za jej panowania będzie wiele dobra i wiele zła – najbardziej miał je odczuć Sulejman Wspaniały.

			Poza naturalnym dobrem Olesi, płynącym prosto z serca – rozdawała jałmużnę, potrafiła wysłuchać i wesprzeć dobrą radą potrzebujących. Poprosiła męża o sprowadzenie ze szkoły niewolnic jej nauczyciela, Abdullaha, któremu ufała. Sulejman nigdy nie odmawiał swojej ulubienicy, zawsze zachwycała go hojność Aleksandry i troska o innych oraz mądrość, której z wiekiem przybywało.

			Kiedy na świat przyszedł ich pierwszy syn Selim, sułtanka zapragnęła, by to on zasiadł na tronie sułtanów, a nie dziedzic z pierwszego małżeństwa. Aby poznać swój naród i realia świętej wojny, brała udział w wyprawie na Wiedeń wraz z mężem. Dżihad ją przeraził, ale i zachwycił. Przez lata knuła plan pozbycia się Mustafy i jego matki, mimo że poznała konsekwencje tego czynu w kolejnej przepowiedni. Miało to miejsce podczas jej pielgrzymki do Mekki, w którą udała się z synem i córką. Dotarła do pustelnika, który odkrył przed nią karty z przeszłości, teraźniejszości i przyszłości. 

			Sułtanka mogła zmienić bieg historii, gdyby wyzbyła się złych intencji i wróciła na łono prawdy i wiary. Jednakże wizja spełnienia się jej pragnień była silniejsza. Autor pozostawił otwarte zakończenie, którego czytelnik może się łatwo domyśleć. Naprawdę polecam przeczytać tę wciągającą i budującą wielorakie światy książkę.
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			PLASTYKA

			Opisywanie Niewyobrażalnego („Sacrum ze Śląska” w „Domu Praczki”), Leszek Makówka

			 

		

		
			Prace prezentowane na wystawie „Sacrum ze Śląska” w Galerii Współczesnej Sztuki Sakralnej „Dom Praczki” w Kielcach pochodzą ze zbiorów Muzeum Archidiecezjalnego w Katowicach. Tytuł wystawy sprecyzowało nie tylko miejsce przechowywania i ekspozycji obrazów oraz grafik, ale przede wszystkim pochodzenie ich twórców. Wszyscy związani są z Górnym Śląskiem, część z nich było pracownikami lub nadal są katowickiej Akademii Sztuk Pięknych, wcześniej Wydziału Grafiki ASP w Krakowie.

			 

		

		
			Nie oznacza to jednak, że można w przypadku pokazywanej kolekcji mówić o zjawisku nowej śląskiej szkoły sztuki religijnej. Prace powstałe od lat sześćdziesiątych ubiegłego wieku, aż po czasy najnowsze, reprezentują różne nurty czy związki ze sztuką współczesną. Najstarsze z nich (Andrzej S. Kowalski, Igor Neubauer) na pierwszy rzut oka wydają się być realizacjami wręcz abstrakcyjnymi, dopiero po wnikliwym oglądzie odsłania się ich prawdziwa treść. Realizacje reprezentatywnie wpisują się w stylistykę swoich czasów. Kolejna grupa to prace uczniów kolorystów (Witold Pałka, Roman Nyga) rozświetlające się feerią barwną. Zwłaszcza większych rozmiarów „Sąd Ostateczny” Pałki epatuje bogactwem kolorów, praca jednak poprowadzona została niezwykle konsekwentnie, sytuując się jako kolejne ogniwo w kreowaniu wielowiekowego motywu ikonograficznego. Ale czy właśnie szaleństwo barw nie może być jedną z prób opisania Niewyobrażalnego?

			W opozycji do obrazów kolorystów lokalizują się wyciszone, wręcz zgaszone, niemal monochromatyczne kompozycje opisujące kulminację Pasji (Kazimierz Cieślik, Joanna Piech, Stanisław Wywioł). O ile w przypadku „Sądu…” Pałki barwność uzasadnienia, chęć wyrażenia niewyobrażalności, o tyle przedstawienie dramatu Golgoty znajduje swoją siłę wyrazu w ograniczeniu środków malarskich, bądź w stronę szerokiej gamy szarości bądź tonacji zieleni. Autorzy prac eksponowanych na wystawie nie uciekają od wątków aktualizujących, ukazując Mękę Pańską jako ekran projekcji dramatycznych doświadczeń współczesnego człowieka (Andrzej S. Kowalski, Roman Kalarus). Niezwykle inspirujące są realizacje symboliczne (Maciej Bieniasz). Jednego z założycieli Grupy Wprost reprezentuje „Tryptyk: Chleb”, wielopoziomowy dialog z rzeczywistością nie tylko religijną. Osobną grupę stanowią obrazy Antoniego Cygana: „Ostatnia Wieczerza” skomponowana z sylwet stopniowo wypełniających się cielesnością oraz studium upadku Chrystusa. Pozostawiając kwestie formalne należy zaznaczyć, że zasadniczym kluczem dobru prac na wystawę „Sacrum ze Śląska” było autentycznie przeżyte doświadczenie religijne przetransponowane na język sztuk wizualnych. Wszyscy prezentowani autorzy wypowiedzieli się wprost w tematyce chrześcijańskiej, ale najważniejsza jest „pojemność metafizyczna” prac, ich przestrzeń sakralności niezależna od zawężenia analiz tylko do semantyki. Jedną z wartości wystawy jest ukazanie, jak różnymi drogami twórcy dochodzili do swojego sacrum, sacrum, które jednocześnie przyjmuje wymiar uniwersalny. To co najcenniejsze jednak, to postawa śląskich artystów podejmujących wątki religijne, także w czasach obecnych, nie obawiając się środowiskowego zaszufladkowania. 

			Warto dodać, że Muzeum Archidiecezjalne w Katowicach, mimo że ma za sobą dopiero ponad trzydziestoletnią historię, zgromadziło bogatą kolekcję współczesnej sztuki religijnej i sakralnej. Przekazanie większości powierzchni wystawienniczej pod galerie współczesnej sztuki sakralnej zdefiniowało obecny profil działalności placówki. Jego kierunek funkcjonowania wspomaga działająca przy nim Galerii Sztuki „Fra Angelico”, miejsce regularnych wystaw czasowych, promocji, spotkań artystów i otwartego dialogu Kościoła z postawami artystycznymi i intelektualnymi wyrażającymi się poprzez sztukę. Muzeum szczyci się także galerią sztuki dawnej prezentującej przekrojowe spojrzenie na historię śląskiej i europejskiej sztuki sakralnej (obrazy m.in. Jana Breughla, Jusepe de Ribery, prace ze szkoły Francisco de Zurbarána oraz szkic do arrasów watykańskich Rafaela Santi), a także gabinetem sztuki polskiej przełomu XIX i XX wieku (prace m.in. Juliana Fałata, Leona Wyczółkowskiego, Włodzimierza Tetmajera, Teodora Axentowicza, Stanisława Witolda Noakowskiego, Wlastimila Hofmana, Witkacego oraz witraż Stanisława Wyspiańskiego).
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			Maciej Bieniasz

			„Tryptyk: Chleb”, 1987 r., akryl na kartonie,

			wym. 50x70 cm
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			Kazimierz Cieślik

			„Zmartwychwstanie”, 1995 r., pastel na kartonie, wym. 68x49 cm
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			Antoni Cygan

			„Upadek”, 1991 r., olej na płótnie,

			wym. 116x89 cm
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			Antoni Cygan

			„Ostatnia Wieczerza”, 1991 r., olej na płótnie, wym. 145x90 cm

			 

		

	
		
			 

			Pielęgnowany subtelnie ferment („Przedwiośnie 40” w BWA Kielce), Agata Suszczyńska

			 

		

		
			Tegoroczne wakacje w kieleckim BWA rozpoczęły się jubileuszową, bo czterdziestą wystawą pokonkursową „Przedwiośnie” – Interdyscyplinarnego Konkursu Plastycznego Województwa Świętokrzyskiego.

			 

		

		
			Wernisażowi towarzyszyło wręczenie nagród, 23 czerwca, podczas Święta Kielc. Wystawa potrwała prawie miesiąc, a prace nagrodzone pokazano następnie w filii BWA „Zielona” w Busku-Zdroju. Do konkursu przystąpiło 80 uczestników, oddając pod ocenę jury (prof. prof. Maciej Aleksandrowicz – ASP Warszawa, Tomasz Komorowski – WSF Łódź, Waldemar Kuczma ASP Wrocław i Marek Jaromski) 195 prac. Były to realizacje wykonane w różnych technikach: klasyczne obrazy olejne, fotografie, filmy video, grafiki, rzeźby i obiekty rzeźbiarskie, kolaże, rysunki czy instalacje. Zakwalifikowano do wystawy 105 dzieł 63 twórców i przyznano 13 nagród regulaminowych oraz jedną nagrodę specjalną, ufundowaną przez Prezesa Oddziału Kieleckiego ZPAP.

			Nagrodę Prezydenta Miasta Kielce otrzymał Longin Witczak za dwie rzeźby zrealizowane w technice łączącej papier-mâché z drewnem. „Figura wystarczająco wysoka” i „Trójwymiarowe fantazje”, to ograniczone w formie i kolorze obiekty, pierwszy wystawiony do oglądania, drugi zachęcający do kontaktu bezpośredniego – dotyku. Nagrodę Marszałka Województwa Świętokrzyskiego przyznano Marzenie Jagiełło za zestaw trzech obrazów zatytułowanych „Srebrny poranek deszczowej pory Noego”. Wykonane zostały w technice mieszanej. Lekkie, jakby akwarelowe plamy, artystka połączyła z linearnymi pociągnięciami, proponując w ten sposób mocno rozbudowaną abstrakcję. Zbigniew Miernik wyróżniony został nagrodą Biura Wystaw Artystycznych w Kielcach za instalację rzeźbiarską „Forma do babki gotowanej”. Są to wysokie na 240 cm betonowe, smukłe prostopadłościany z widocznymi na końcu stalowymi prętami. Nagroda Targów Kielce trafiła do Bogdana Kowalczyka za rzeźbę z polerowanego, białego marmuru pt. „Indywiduacja”. Forma nawiązująca do kobiecego aktu, wygięta w łuk z kończynami tworzącymi obieg zamknięty. Krzysztof Jackowski, bardzo dobrze znany kieleckiej publiczności, tym razem otrzymał nagrodę galerii Echo za obraz „Stypa”. Monika Głowacka natomiast ufundowaną przez Biuro Wystaw Artystycznych w Sandomierzu za ekspresyjny, odważny dyptyk „Podwójny akt”. Jest to linearna, trochę agresywnie naszkicowana kobieca sylwetka w kolorach bieli, czerni i czerwieni. Dom Środowisk Twórczych ufundował nagrodę, którą przyznano Tadeuszowi Szypowskiemu za symboliczne malarstwo olejne z nagimi postaciami kobiet. Wodociągów Kieleckich otrzymał Antoni Myśliwiec za zestaw fotografii „XXX”. Paweł Witkowski za rzeźbę „Modlitwa„ zdobył nagrodę Wojewody Świętokrzyskiej. Wykonany w drewnie akt męski pozbawiony głowy i stóp unosi ręce do góry rozpostarte w geście błagalnym. Nagroda TVP Kielce powędrowała do Małgorzaty Stępnik za tryptyk „Mleczna Droga” – food foto, druk, kolaż cyfrowy – jak opisano w katalogu. Jest to wykonany w szarościach fotomontaż zamykający w kształty kół i prostokątów zdjęcia jedzenia.

			Podsumowując tegoroczną edycję konkursu mam mieszane uczucia. Z jednej strony chciałabym napisać, wtórując pani dyrektor instytucji organizującej, o wyjątkowości wystawy, ważności, o jej roli mobilizującej, inspirującej i scalającej środowisko artystów z naszego regionu. Z drugiej strony jednak w ogóle tego nie czuję. Może ten konkurs organizowany jest zbyt często? Może laureaci zbyt często się powtarzają? Sam Marek Wawro dostawał nagrodę aż dwadzieścia trzy razy. Takich nazwisk na liście laureatów nie brakuje. Brakuje mi natomiast jakiejś świeżości, elementu zaskoczenia, nuty prawdziwej rywalizacji, poczucia rangi konkursu. Zamiast tego wdarła się monotonia, przewidywalność i nasz lokalny, pielęgnowany skrupulatnie przez liderów kielecki ferment.
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			Zbigniew Miernik

			„Nikifor”, olej na płótnie, 120x120 cm
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			Bogdan Władysław Kowalczyk

			„Indywiduacja”, rzeźba, marmur polerowany, 130x48x50 cm

			Fot. Agata Suszczyńska
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			Paweł Witkowski

			„Modlitwa”, drewno, metal, 250x70x70 cm

			 

		

		
			Fot. Tomasz Kozłowski
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			Longin Witczak

			„Figura wystarczająco wysoka”, drewno, papier-mâché, 280x125x83 cm

			Trójwymiarowe fantazje”, rzeźba w drewnie, papier-mâché, 120x50x50 cm. Fot. Agata Suszczyńska
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			Tadeusz Szypowski

			„Ateljer”, olej, płótno, 100x120 cm

			„Zatrzymać chwilę”, olej, płótno, 100x120 cm

			Fot. Agata Suszczyńska

			 

		

	
		
			 

			Świetlisty odcisk cywilizacji (Dariusz Słota i Włodzimierz Kulej – „2 x indywidualnie – malarstwo” w Galerii DŚT), Oliwia Hildebrandt

			 

		

		
			Podczas wakacji w Galerii Sztuki Współczesnej Domu Środowisk Twórczych w Kielcach na wystawie „2 x indywidualnie – malarstwo” swoje prace zaprezentowali Dariusz Słota i Włodzimierz Kulej, wykładowcy Akademii im. Jana Długosza w Częstochowie.

			 

		

		
			 składała się z dzieł odmiennych osobowości twórczych, stanowiła przestrzeń bardzo spójną. Prace Dariusza Słoty to tytułowe „Poszukiwania”… tematów czy wątków malarskich, uchwyconych za pomocą środków plastycznych zupełnie, na pierwszy rzut oka, od siebie odległych. Tylko pozornie, bowiem artysta wątki figuratywne, niezwykle istotne w jego pracach przeplata z elementami ekspresyjnymi i abstrakcyjnymi, by powrócić do swoistego realizmu, wyrażonego poprzez różne oblicza pejzażu. Doświadczanie świata przez człowieka i wzajemne relacje, widzimy w pracach niemal hiperrealistycznych – morski pejzaż czy wizerunek krzesła z cytryną. Poszukiwanie, odkrywanie i obserwacja tego, co zwykle umyka nam z oczu, tego, co pod nogami, czasem mało istotne czy nieciekawe, to główne motywy obrazów. Są nimi fragmenty pejzażu miejskiego: siatka ogrodnicza, kanalizacyjna kratka czy zardzewiałe ogrodzenie („Siatka”, „Kratka I”, „Bramka”). Uderza w nich spójność wartości malarskich i graficznych, ujętych w wielkoformatowe kompozycje. W cyklu „Gęstwina”, artysta ukazuje pejzaże abstrakcyjne w warstwie przedstawieniowej, natomiast niezwykle realne fizycznie, bo wykorzystujące stare deski ze śladami gwoździ, metalowe płyty tajemniczego pochodzenia czy stare podobrazia, nanosząc kolejne warstwy malarskiej tkanki. W serii „Amonit” nawiązując do prehistorycznego śladu skorupiaka, za pomocą barwnej, rozbudowanej faktury z odbitym śladem samochodowej opony, przedstawia swoisty odcisk naszej cywilizacji. 

			Wspólnym mianownikiem obu artystów jest właśnie wykorzystanie masywnych gruntów. W malarstwie Włodzimierza Kuleja sposób kładzenia farby: grubymi impastami przy pomocy pigmentów zmieszanych z piaskiem i spoiwem, staje się wartością pierwszorzędną, możemy niemal prześledzić każdy ruch ręki budujący poszczególny element, przez co obrazy nabierają ciężaru. Powstałe trójwymiarowe obiekty, podsycone grą kolorystycznych i walorowych kontrastów, stają się, jak je nazywa „Obrazami światła”. Artysta doskonale rozkłada emocje i dynamikę na olbrzymich płaszczyznach. Mistyczne „Dwa kręgi”, „Góry”, „Droga”, „Kamienny krąg”, „Kosmos” właśnie dzięki gęstej strukturze i rozłożonej poświacie pozwalają „wyjść” z obrazu tytułowym obiektom: kamiennym głazom o wielkiej skali czy skulonym postaciom ułożonym niczym brukowe kamienie, pozostawiając resztę kompozycji w matowych odcieniach czerni. Skala tych monochromatów jest równie szeroka poprzez swoją ciekawą strukturę, różnorodną ziarnistość, stopień i intensywność połysku lub kompletny jego brak. „Morski anioł” i „Pod krzyżem” odnoszą się do sfery sakralnej, emanują wewnętrznym światłem, roziskrzonym zastosowanymi na przemian błyskiem i matem. Zwraca uwagę obraz „Prehistoria” – przewrotna, właściwie spokojna kompozycja z naturalnych składników, piasku, skał połączonych wielowarstwowo z elementami przypominającymi krzemienie, groty włóczni czy inne narzędzia, które zadziornie sterczą, zaznaczając swoją obecność.

			U Włodzimierza Kuleja pojawia się szczególny wymiar transcendentny, odczuwamy go dzięki światłu, którym operuje z ascetycznym umiarem, uwydatniając niuanse metafizyczne, tajemnice ludzkiej egzystencji widziane w perspektywie wieczności. 

			Istotną wartością całej wystawy jest doskonały warsztat malarski. Pozwala on oprócz wyważonej formy i treści przemycić istotę duchową, poprzez wnikliwe postrzeganie obserwować świat, kontrasty, relacje w szerokim kontekście człowieka, natury i kultury.
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			Fot. Oliwia Hildebrandt

			 

		

	
		
			 

			Ludzie, aniołowie i „chleb powszedni” (Marek Jaromski, „Światło z cienia”, BWA Kielce), Oliwia Hildebrandt

			 

		

		
			Suszy się pranie, na sznurkach przypięte klamerkami wiszą makatki, serwetki, obrusy, tkaniny… codzienność, sielska, niemiejska, staje się miejską kiedy artysta lokuje ją w galerii, staje się sztuką bo wraz z odciśniętym śladem obecności, miejsca i czasu Marek Jaromski nadaje jej niezwykłą duchowość.

			 

		

		
			 w Galerii Górnej BWA w Kielcach. Artysta studiował w Pracowni Technik Drzeworytniczych ASP w Warszawie, zrobił również aneks z malarstwa. Jest jedynym artystą trzy razy z rzędu nagrodzonym na Międzynarodowym Biennale Grafiki w Krakowie. Jest członkiem Międzynarodowego Stowarzyszenia Grafików – XYLON 

			Widzimy portrety ludzi, najczęściej starszych, sąsiadów z Ponikwi Dużej, gdzie autor osiedlił się ponad 20 lat temu, z zawartymi opisami sytuacji z nimi związanych, ich szczególnymi zaletami i upodobaniami, wizerunki aniołów, rysunki scen rodzajowych, pejzaży z najbliższej okolicy czy gospodarstwa, wszystkie w narracji autora lub „Polnej duszy”. Ogromną rolę odgrywa tutaj warsztat graficzny. Prace wykonane są w technice własnej, stanowią połączenie unikatowego linorytu i rysunku. Wydruki matryc pojawiają się na różnych materiałach, często zwielokrotnione tworzą coraz to nowsze kompozycje na płótnie, lnie, drewnie, innych materiałach naturalnych. Odciskane, często jedna na drugiej, są nie tylko śladami codzienności i miejsc, których dotyczą, wraz z całą duchowością są zapisem upływającego czasu i symbolizują cykl przemijania. Przemijanie to nieodzowna cecha życia – artysta podobnie zapisuje w swojej sztuce cykl przemian według własnego porządku. Zostawia trwałe ślady, zmaga się z materią wykorzystując jej potencjał, tworząc prace graficzne, malarskie, rzeźbiarskie, instalacje. Są to obrazy wyjątkowe i często zagadkowe, efekty wieloletnich eksperymentów i odkryć Jaromskiego, który technikę druku wypukłego (drzeworytu, linorytu) do tego stopnia opanował, wykorzystał, przetworzył, że nie zawsze widać w skończonym dziele, co mogło być matrycą a co odbitką. On sam przedstawia nam się w kilku cyklach autoportretów czy portretów odbijanych warstwa na warstwie na bibule japońskiej. Widać w nich światło człowieka, nastrój, emocje. Jaromski czerpie z natury, rzeczywistości i mocno jest w niej osadzony formalnie.

			W dobie druków cyfrowych i digitalizacji olbrzymią wartością staje się ta namacalność prac i skala ich formatu. Na drewnianych „Płotach”, których podobrazia są zmontowane z oryginalnych starych desek ogrodzeniowych, otaczają nas ulotne ptaki i anioły, w tonacjach ciepłych i chłodnych, wykorzystujące wlepki, wdruki i inne rozwiązania graficzne w swojej malarskiej tkance. Patrząc na olbrzymie prace, w których jako tło nadruku artysta wykorzystuje elementy T-shirtów, widzę, że sztuka Jaromskiego jest bliska… jak człowiekowi koszula. Możemy spocząć na ławeczce z artystą, pokontemplować, porozmawiać, poprzez cielesną formę odbitek, śladów, dzieł dostrzec ducha i ponadczasowość sztuki. 

			Podczas finisażu, który odbył się z udziałem artystów i ich gości: Marka Jaromskiego i Elżbiety Dzikowskiej, historyka sztuki, znanej podróżniczki oraz Gili Abutalebi, autorki wystawy w galerii Dolnej „Transparent lyrics – Monsieur K and Lady M” (irańsko-niemieckiej artystki, autorki oryginalnych, wielowarstwowych kompozycji, tworzonych na przejrzystych, nakładających się warstwach plexi, opartych na abstrakcyjnej kaligrafii), Karin Weber, kuratorki Galerie Mitte w Dreźnie, uczestnicy zostali poczęstowani specjalnie wypieczonymi przez artystę aniołami z ciasta.
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			Fot. Oliwia Hildebrandt

			 

		

	
		
			 

			INSTYTUCJE KULTURY

			 

		

		
			Muzeum Narodowe w Kielcach Pałac Biskupów Krakowskich

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

			kasa biletowa: tel. 41 344 23 18

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

			 

			Muzeum Historii Kielc

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

			www.muzeumhistoriikielc.pl

			 

			Muzeum Lat Szkolnych Stefana Żeromskiego

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

			www.mnki.pl

			 

			Galeria Współczesnej Sztuki Sakralnej „Dom Praczki”

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

			e-mail: dompraczki@o2.pl

			 

			Muzeum Zabawek i Zabawy

			25-367 Kielce, pl. Wolności 2

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

			e-mail: poczta@muzeumzabawek.eu

			www.muzeumzabawek.eu

			 

			Dworek Laszczyków

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

			 

			Biuro Wystaw Artystycznych

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

			e-mail: sekretariat@bwakielce.art.pl

			www.bwakielce.art.pl

			 

			Teatr Lalki i Aktora „Kubuś”

			25-304 Kielce, ul. Duża 9

			tel. 41 344 58 36, 41 368 02 93

			e-mail: sekretariat@teatr-kubus.pl

			www.teatrkubus.pl

			 

			Galeria Sztuki Współczesnej „Winda”

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

			www.galeriawinda.pl

			 

			Muzeum Dialogu Kultur

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

			www.mdk.mnki.pl

			 

			Galeria ZPAP „Tycjan” Sklep Bohema

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

			tel. 668 895 221

			 

			Galeria XS

			25-717 Kielce, ul. Podklasztorna 117

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

			 

			Instytut Dizajnu

			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

		

	
		
			 

			PUNKTY DYSTRYBUCJI

			 

		

		
			KIELCE

			Antykwariat Naukowy im. Andrzeja Metzgera (ul. Sienkiewicza 13)

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

			 

			Biblioteka Uniwersytecka w Kielcach (ul. Świętokrzyska 21e)

			 

			Dom Środowisk Twórczych (ul. Zamkowa 5) 

			 

			Galeria „Forma” (ul. Mała 4)

			 

			Galeria Sztuki Współczesnej BWA (ul. Kapitulna 2)

			 

			Galeria Współczesnej Sztuki Sakralnej „Dom Praczki” (ul. Zamkowa 5/7)

			 

			Galeria ZPAP „Tycjan” i Sklep Bohema (pl. Artystów)

			 

			I LO im  Stefana Żeromskiego (ul. Ściegiennego 15)

			 

			Instytut Dizajnu (ul. Zamkowa 3)

			 

			Instytut Sztuk Pięknych UJK (ul. Podklasztorna 117)

			 

			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)

			 

			Młodzieżowy Dom Kultury (ul. Kozia 10a)

			 

			Muzeum Dialogu Kultur (Rynek 3)

			 

			Muzeum Historii Kielc (ul. Leonarda 4)

			 

			Muzeum Zabawek i Zabawy (pl. Wolności 2)

			 

			Pedagogiczna Biblioteka Wojewódzka (ul. Jana Pawła II 5)

			 

			Świętokrzyska Okręgowa Izba Architektów (ul. Silniczna 15)

			 

			Teatr Lalki i Aktora Kubuś  (ul. Duża 9)

			 

			Urząd Miasta Kielce (Rynek 1)

			 

			Wojewódzka Biblioteka Publiczna (ul. Ściegiennego 13)

			 

			Wydział Humanistyczny Uniwersytetu Jana Kochanowskiego (ul. Świętokrzyska 21d) 

			 

			BUSKO ZDRÓJ

			Biblioteka Pedagogiczna (ul. Armii Krajowej 19)

			JĘDRZEJÓW

			Biblioteka Pedagogiczna (ul. 11 Listopada 37)

			 

			KAZIMIERZA WIELKA 

			Biblioteka Pedagogiczna (ul. Partyzantów 29)

			 

			KOŃSKIE

			Biblioteka Pedagogiczna (ul. Zamkowa 5)

			 

			OPATÓW

			Biblioteka Pedagogiczna (ul. Słowackiego 54)

			 

			OSTROWIEC ŚWIĘTOKRZYSKI

			Biblioteka Pedagogiczna (os. Ogrody 26)

			 

			PIŃCZÓW

			Biblioteka Pedagogiczna (ul. Nowy Świat 3)

			 

			SANDOMIERZ

			Biblioteka Pedagogiczna (ul. Sokolnickiego 4)

			 

			STARACHOWICE

			Biblioteka Pedagogiczna (ul. Kościelna 30)

			 

			STASZÓW

			Biblioteka Pedagogiczna (ul. Piłsudskiego 7)

			 

			WŁOSZCZOWA

			Biblioteka Pedagogiczna (ul. Wiśniowa 10)

			 

			BIAŁYSTOK

			Wydział Filologiczny Uniwersytetu w Białymstoku (ul. Uniwersytecka 1)

			Książnica Podlaska (ul. Skłodowskiej-Curie 14a)

			Teatr Dramatyczny im. Aleksandra Węgierki (ul. Elektryczna 12)

			 

			CZĘSTOCHOWA

			Miejska Galeria Sztuki (Al. Najświętszej Maryi Panny 64)

			 

			JELENIA GÓRA

			Biuro Wystaw Artystycznych (ul. Długa 1)

			 

			KRAKÓW

			Instytut Bliskiego i Dalekiego Wschodu Uniwersytetu Jagiellońskiego (ul. Gronostajowa 3)

			Katedra Multimediów Uniwersytetu Pedagogicznego (ul. Mazowiecka 43)

			Wydział Malarstwa Akademii Sztuk Pięknych (pl. Matejki 13)

			 

			OPOLE

			Muzeum Polskiej Piosenki (ul. Piastowska 14a)

			 

			POZNAŃ

			Nova - Czytelnia Komiksów i Gazet Biblioteki Uniwersytetu Adama Mickiewicza (ul. Ratajczaka 38/40)

			Galeria Miejska Arsenał (Stary Rynek 6)

			 

			SKIERNIEWICE

			Biuro Wystaw Artystycznych (ul. Reymonta 33)

			 

			RZESZÓW

			Rzeszowska Akademia Komiksu – Wojewódzki Dom Kultury (ul. Okrzei 7)

			 

			WARSZAWA

			TR Warszawa (ul. Marszałkowska 8)

			Klub „Pogłos” (ul. Burakowska 12)
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