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			Paweł Chmielewski

			 

		

		
			Adrian Henri, twórca manifestu „poetów liverpoolskich”, na jednej z płyt nagranych z zespołem The Liverpool Sound (Marcin Świetlicki wcale nie był pierwszy) zaśpiewał: Wrzaski turystów są tak głośne, że William Wordsworth, czy chce tego, czy nie, przewraca się w grobie. „Wiersze z Krainy Jezior” dedykowane dla Kurta Schwittersa, Fiony Stirling i właśnie Wordswortha, składają się z pojedynczych obrazków, krótkich, często urwanych scen.

			Ta jedna scena buduje wizję dzieła, kreuje postaci, oddziela ciemnych od świetlistych lub całkiem odwrotnie – zmienia nasz (może nawet manipuluje) ogląd świata, sympatię i zrozumienie dla bohaterów. Nie będę cytował oceanu symbolicznych fragmentów z trylogii F.F. Coppoli, z uciętym końskim łbem w atłasowej pościeli czy braterskim pocałunkiem na sylwestrowym przyjęciu w pałacu obalonego dyktatora. Przypatrzmy się natomiast finałowej scenie „Absolwenta” Mike’a Nicholsa. Dustin Hoffman już porwał Katharine Ross sprzed ołtarza, wskoczyli do  dalekobieżnego autobusu. W tle kongenialna ścieżka muzyczna Paula Simona z wokalistą Artem Garfunkelem. Patrzymy na aktorów schowanych na tylnym siedzeniu. Elaine Robinson jest coraz bardziej zasmucona, Hoffman-Braddock przerażony i refleksyjny. Scena bez słów. Szaleństwo „lata miłości” rozpada się w ciągu kilkunastu sekund. Bohaterowie postarzeli się nagle o dziesięć lat.

			Bywają sceny, gdzie drobny gest, słowo rzucone przypadkiem budują pozaekranową historię postaci dramatu. Tym razem serial – brytyjski, to na Wyspach powstają od lat najlepsze produkcje – „Endeavour”. Kryminał dopracowany w najmniejszym szczególe. Jeden z odcinków to historia poszukiwań seryjnego mordercy, który najpierw romansuje, a potem dusi mężatki w wieku balzakowskim. Istotny jest czas – lata 60. Nadinspektor Bright pali papierosa i melancholijnie wpatrzony w przestrzeń, pyta: Czego one tak naprawdę chcą? Siedzący przy ścianie inspektor Fred Thursday rzuca tylko okiem na zdjęcie pani Bright stojące na biurku. Milczy. Sześć, może osiem sekund – wiemy już wszystko. 

			Wreszcie scena stworzona dzięki jednej kwestii. Umierający ojciec Witka Długosza („Przypadek” Krzysztofa Kieślowskiego) krzyczy do słuchawki: Pamiętaj! Nic nie musisz! Cztery słowa i najważniejszy manifest wolności w polskiej sztuce.

			 

		

	
		
			 

			FELIETON – PATRZĘ I WIDZĘ

			Nadeszła jesień, Jan Nowicki
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			Fot. A.N.

			 

		

		
			– Idzie jesień, co będziesz robił Jasiu?

			– Jak to co? Będę pił.

			– Przecież piłeś całe lato.

			– Nie będę rozmawiał z kimś, kto nie rozróżnia radosnego letniego picia od jesiennego, depresyjnego pijaństwa.

			 

		

		
			Lata 60. Dwie, wiodące wtedy, marki wina. Jedna „TUR”, druga „GRYF”. Mocne i, jak na tamte kieszenie, bardzo drogie. Toteż „TUREM” „uwalaliśmy się” raz w miesiącu. Po odebraniu stypendium. Zdarzenie w istocie mało oryginalne, gdyby nie pewien fakt, który – moim zdaniem – zaświadcza nie tyle o przywiązaniu do wybranej marki, co raczej o bohaterskim zbrataniu się z nią – na śmierć i życie! Nie będzie tu też miejsca na pogardę do jakości trunku, czy ocenę zdrowia, 17-letniego wtedy, Zdzisia Markowskiego. Jednym słowem, otrzymasz dziś, Czytelniku, przykład miłości do wina połączonej ze skrajną oszczędnością. Tytaniczną – bez mała.

			Łódź. W internacie pod siódemką pokój uzbrojony w dwa piętrowe łóżka. Po przemyceniu w kontrabasie paru butelek „TURA” zasiedliśmy tu do konsumpcji w musztardówkach, zagryzanej salcesonem, przywiezionym ze wsi przez Stasia – ucznia liceum muzycznego. Oprócz niego jeszcze wymieniony wcześniej Zdziś, Jasiu Zazula i ja. 

			Sam przebieg biesiady można opisać różnie, ale szkoda czasu. Bo tak naprawdę liczył się finał, ze Zdzisławem Markowskim w roli głównej, który w połowie ostatniej butelki „TURA” gdzieś się nam zapodział. W cudownym upojeniu zrazu uszło to naszej uwadze, ale gdy minęło dobre pół godziny pomyślałem, że trzeba by koleżkę odszukać. Ja, bo Zazulka zalegał już pod łóżkiem, a Stasiu Zalewski opowiadał sam sobie, jak cudownym instrumentem potrafi być kontrabas.

			Przemierzając długi korytarz – instynktownie w kierunku łazienki – naraz usłyszałem niewyraźnie artykułowane przekleństwa, jęki przechodzące w stłumiony skowyt, czasem dziecięce kwilenie.

			Wchodzę i co widzę? Ano, Zdzisia. Pochylonego w rozkroku nad umywalką, który – jak mylnie sądziłem – próbował wyrwać „TURA” z wnętrzności. Ze łzami w oczach, z twarzą we wszystkich kolorach tęczy, sponiewierany fizycznym cierpieniem. Rany boskie! Dopadłem do niego! Prawą ręką dotknąłem spoconego czoła, lewą obniżyłem głowę nad zlewem i próbowałem mu pomóc.

			– Rzygaj Zdzisiu! Nie możesz? Rzygaj, ulży Ci!!

			Na co ten odtrącił mnie brutalnie, przyjął postawę surykatki i wyszeptał z mocą:

			– Mowy nie ma Jasiu! Szkoda! Następne będzie dopiero za miesiąc.

			Minęły lata, dziesiątki lat. Nie wiem gdzie, i czy w ogóle, żyje mój koleżka Zdziś. Ja trochę. Jednak wystarczająco, żeby podążyć wspomnieniem za tym szczeniackim wydarzeniem. Co wryło mi się w pamięć bardziej, niż niejedna wiadomość z pierwszych stron dzisiejszych gazet.

		

	
		
			 

			TEMAT NUMERU: SCENA

			Pająk czai się w mroku (XVIII Przegląd Teatrów Alternatywnych), Agata Orłowska

			 

		

		
			Listopad jest podobno o drzewach, które odsłaniają swoje kolory skrywane przez cały rok. Myślę, że jest też trochę o teatrze, zwłaszcza gdy mieszka się w Kielcach… Za nami kolejny, osiemnasty już przegląd teatralny, organizowany rokrocznie w Bazie Zbożowej przez Stowarzyszenie Artystyczne Teatr Ecce Homo. W dniach 2-4 listopada, więc tym razem nieco wcześniej niż zwykle, znów mieliśmy okazję poprzebierać w spektaklach, wystawach fotograficznych, promocjach wydawniczych i koncertach, utrzymanych w niszowym tonie.

			 

		

		
			Tegoroczny festiwal sztuk alternatywnych rozpoczął się na dużej hali Bazy Zbożowej wernisażem wystawy zdjęć „PhotoPhone Art” z pomysłu Janusza Kasprzaka i Michała Kubiaka, zachęcających do „robienia” sztuki przy użyciu czegoś, co niemal każdy ma przy sobie na co dzień – telefonu komórkowego. Kilkadziesiąt artystycznych fotografii różnych autorów wprowadzało nas po wytyczonym trakcie wprost na salę teatralną gospodarza imprezy, gdzie czekał już na nas doskonale znany z poprzednich edycji Mateusz Nowak. Tym razem lubelski monodramista zaprezentował spektakl „Żertwa” pod reżyserską pieczą Stanisława Miedziewskiego. Monodram, inspirowany m.in. tekstami Aleksandra Watta i oficera AK, Piotra Woźniaka, wręcz uwięził widza w ciężkim i brutalnym świecie funkcjonujących w Polsce stalinowskich zakładów karnych, o których mało kto wie, mało kto pamięta. Patos i szyderstwo, podkreślone białym proszkiem, w którym aktor (tytułowa słowiańska ofiara całopalna) zastyga bez ruchu na blisko godzinę, przerwane doskonałą w swej prostocie i wykonaniu interakcją z publicznością, narzuciły – w niełatwy sposób – przyjrzenie się narodowym mitom, akcentowanym słowami z „Pana Tadeusza”.

			Drugą, a zarazem ostatnią teatralną odsłoną pierwszego dnia przeglądu, poprzedzoną finisażem wystawy rysunku satyrycznego Roberta Kolasy pt. „Trzy kolory. Zielony”, a także jubileuszową wystawą fotografii Wojciecha Habdasa, był ponownie spektakl Miedziewskiego. Tym razem odświeżony po latach „Don Juan” na podstawie Moliera w wykonaniu Teatru Ecce Homo. Zanim rozsiedliśmy się na widowni, we foyer, za przyczyną głównego, wieloletniego dokumentalisty teatru, mieliśmy szansę zapoznać się ze spektaklem na etapie jego powstawania, prezentacji a także zmian obsadowych, jakie miały miejsce na przestrzeni ostatnich dziesięciu lat – co ciekawe – nomen omen tylko po żeńskiej stronie obsady. Przypadek?

			Sobotni wieczór przyniósł trzy kolejne spektakle. Można też było wziąć udział w premierze antologii opowiadań „13 fantastycznych”, będącej pokłosiem organizowanego przez magazyn „Projektor” konkursu literackiego na najlepsze opowiadanie fantasy/science fiction, nawiązujące do regionu ziemi świętokrzyskiej. Pierwsza z teatralnych propozycji – „Bez przesady” w wykonaniu Teatru MBJ z Gdyni, to podana w zaskakujący sposób feminizująca rozprawa o pozycji kobiety w świecie, dojrzewająca, jak mówi pomysłodawczyni i jedna z bohaterek przedsięwzięcia, Magdalena Bochan-Jachimek, prawie 15 lat. Nowatorska, zabawna, a jednocześnie prosta w swej konstrukcji zamiana ról-pozycji mężczyzny i kobiety w połączeniu z przekonującym aktorstwem i obszernym biuletynem, w jaki można się było wyposażyć, stara się przywrócić świadomość feminizmu sprzed demonizowania i wynaturzenia go. Nie narzuca odbioru, jedynie skłania do luźnych refleksji, które mimo upływu lat mogą się okazać wciąż aktualne w wielu życiowych sytuacjach. Wspomnę jedynie kilka pytań, które zadaje nam Teatr MBJ już poza sceną… „Czy to dobrze, że w 1915 roku kobiety zostały dopuszczone do studiowania prawa na Uniwersytecie Warszawskim?”, „Czy jesteś za tym, by kobieta mogła wejść do kawiarni z pomalowanymi na czerwono ustami?” i „Czy uważasz, że nikt nie ma prawa dotykać Cię bez Twojej zgody ani robić czegokolwiek, na co nie masz ochoty?”

			W drugim dniu teatralnej uczty na szczególną uwagę zasłużył spektakl „Homosovieticus – czyli o praźródłach naszego obecnego stanu, czyli ciągle aktualny opis obyczajów z czasów Michaiła Zoszczenki”, który – wielu się pewnie ze mną zgodzi – przywołał tego wieczoru tzw. magię teatru. Zeszłoroczny odtwórca Jerzego Stuhra, częstochowianin, Wojciech Kowalski oczarował nas nie tylko swoim talentem aktorskim, ale również wokalnym. Powstały na podstawie satyrycznych opowiadań porewolucyjnych monodram z akompaniamentem maszyny do pisania i akordeonu (za który odpowiedziany jest Michał Pilarski), wydaje się słusznie zdobywać główne nagrody na festiwalach. Warto dodać, że na łamach miesięcznika „Teatr” spektakl wymieniony został wśród najlepszych polskich przedstawień offowych mijającego sezonu. Bynajmniej nie jest to zasługa jedynie fantastycznej gry aktorskiej, która wprawdzie jest tak dobra, że – można przypuszczać – z każdego scenariusza wyjdzie obronną ręką, ale również reżyserii dbającej o równowagę formy i treści, utrzymanej w duchu najlepszej rosyjskiej prozy. Odpowiedzialność za te i inne zalety spektaklu spoczywa na osobie Wojtka Kowalskiego, solisty, znanego widzom również z Teatru From Poland. 

			Zmiana scenerii z teatralnej na kawiarnianą za przyczyną recitalu Marty Andrzejczyk podtrzymała wysoki poziom imprezy. I tym razem olsztyńska wokalistka, pieśniarka, aktorka Teatru Białego zawładnęła salą, prezentując przedwojenne szlagiery polskiej piosenki z repertuaru Wiery Gran. Wątki okołowojenne, choć miało być i było o miłości, pojawiły się również w ostatnim sobotnim wydarzeniu. Najdłuższe z tegorocznych przedstawień „dzień:noc:DZIEŃ” Teatru Studio Czyczkowy z Wrocławia prawdopodobnie spotkałoby się z większym entuzjazmem, gdyby prezentowane było za dnia. Dwuczęściowy, piękny wizualnie, zapraszający dźwiękiem kontrabasu i intymnością reflektora spektakl okazał się nieco za długi, zwłaszcza w pierwszej z dwóch części „Faszystowska Mać” w wykonaniu Piotra Rogalińskiego. Druga „Być u siebie” z aktorskim popisem Aleksandry Kugacz-Semerci, mimo późnej pory wydała się przystępniejsza i nieco bardziej sugestywna, przenosząc wątek powojennych przesiedleń okolic Śląska i współżyjących ze sobą na jednej przestrzeni Polaków i Niemców na współczesny grunt i aktualne problemy dotyczące uchodźstwa. Rytmicznie wyśpiewane „Aleppo po po po po po” zakończyło wieczór, otwierając przestrzeń do przemyśleń. 

			Finałowa niedziela zaoferowała wyjątkowy, bo terapeutyczno-medytacyjny koncert kamertonów w wykonaniu dr Sylwii Nadgrodkiewicz, uchylającej zainteresowanym rąbka tajemnicy, jaką jest muzyka i dźwięk w swym najbardziej podstawowym, niemalże mistycznym znaczeniu, a także zaprosiła na spektakle trzech doskonale znanych kieleckim widzom grup teatralnych. Ponownie mięliśmy okazję zetknąć się z prozą Zoszczenki dzięki spektaklowi „Drwa”, tym razem w wykonaniu znacznie młodszych stażem i wiekiem aktorów Teatru Kaprys z Łap. Mogliśmy również obejrzeć w nieco innej formie niż zwykle uwielbianą na kieleckim gruncie warszawską Kompanię Teatralną Mamro. „Eksperyment” w reż. Grzegorza Reszki, jak każdy spektakl „Mamrowców” podtrzymał wysoki poziom, tym razem jednak w nieco bardziej refleksyjnej tonacji, biorąc na warsztat podstawowe zasady rządzące sztuką teatralną.

			Niewątpliwie największą atrakcją niedzielnej sceny okazał się przedpremierowy pokaz spektaklu Teatru Ecce Homo „Być świnią w maju” w reż. Marcina Bortkiewicza. Nowa formuła – oparta o kilka luźno dobranych miniatur „Teatrzyku Zielona Gęś” Gałczyńskiego – zachwycała nie tylko estetyką i świeżością formy z jej absurdalnym, wciąż przystającym do polskich realiów, poczuciem humoru, ale przede wszystkim dojrzałością sceniczną młodziutkich aktorek, w tym zupełnie nowych twarzy. Choć jako główne bohaterki spektaklu uznać należy solidarność i dyscyplinę całej sześcioosobowej grupy, to jednak żegnająca widzów marleyowskim „No Woman, No Cry” Michalina Dworzaczek, zapamiętana szczególnie jako dymiący piecyk Joanna Grela czy Hermenegilda Kociubińska odgrywana przez Dianę Samiczak, zasłużyły sobie na podwójne oklaski. Po tak udanym przedpremierowym występie pozostaje życzyć jedynie równie udanej premiery, a ponadto… cierpliwie czekać na kolejną edycję Przeglądu Teatrów Alternatywnych.
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			„Homo Sovieticus” – monodram Wojciecha Kowalskiego

			 

		

		
			[image: 3_02_IS_IMG_5117_20181104_BZ_EH_18PTA_Byc%20Swinia%20w%20Maju_proba.psd]
		

		
			„Być świnią w maju” – Teatr Ecce Homo

			 

		

		
			Fot. Wojciech Habdas. Materiały prasowe Stowarzyszenia Artystycznego Teatr „Ecce Homo”

			 

		

	
		
			 

			Alien, alien i wszyscy inni („13 fantastycznych”, Robert Kolasa „Rewolwer i mielony”), Agnieszka Majcher, Emmanuella Robak, Paweł Chmielewski

			 

		

		
			Podczas XVIII Przeglądu Teatrów Alternatywnych swoją premierę miały dwa nowe wydawnictwa Stowarzyszenia Twórczego „Zenit” i magazynu kulturalnego „Projektor”.

			 

		

		
			To antologia „13 fantastycznych” – efekt konkursu ogłoszonego przez redakcję na opowiadanie fantasy lub SF rozgrywające się w regionie świętokrzyskim oraz debiutancki album rysunków i komiksów kieleckiego artysty Roberta Kolasy.
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			Robert Kolasa

			Rewolwer i mielony, czyli wszystko z czego się można pośmiać tylko nie wiadomo dlaczego

			54 s. ; 24 cm

			Kielce : Wydawnictwo Stowarzyszenia

			Twórczego „Zenit”, 2018

			821.162.1-3

			 

		

		
			Z czego Państwo się śmiejecie…?

			Zastrzelić mielonego, czy może potraktować Colt model 1871 jako jeszcze jedno danie? Poddusić, ugotować, zasmażyć i niczym Charlie Chaplin zjeść jak – sznurówki i skórzane buty – w słynnej scenie z „Gorączki złota”? Lub tylko jeszcze raz obejrzeć odcinki zwariowanej, surrealistycznej komedii brytyjskiej „The Avengers” (polskie tłumaczenie „Rewolwer i melonik”). Wchodzicie Państwo do gabinetu rysunków „Koli”? Zapraszam. Bilet jedyne 10 centów.

			Paweł Chmielewski
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			Promocja albumu „Rewolwer i mielony”, finisaż wystawy Roberta Kolasy „Trzy kolory. Zielony” (Baza Zbożowa). Fot. Wojciech Habdas
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			13 fantastycznych. Antologia opowiadań konkursowych, redakcja Paweł Chmielewski, wybór tekstów: Paweł Chmielewski, Agnieszka Majcher, Emmanuella Robak

			112 s. ; 24 cm

			Kielce : Wydawnictwo Stowarzyszenia

			Twórczego „Zenit”, 2018

			821.162.1-3

			 

		

		
			Widziałem śmierć galaktyk i wiedźmę wśród bagiennych ogni 

			Czy science fiction, ten naukowy nurt mistrzów Asimova, Verne’a, Lema, Dicka i braci Strugackich, narodził się wraz z egipskimi opowieściami kapłanów, czy dopiero w II w. w epizodzie napowietrznej podróży na Księżyc Lukiana z Samosat? A fantasy – nie wymyślili go przecież Tolkien i Robert E. Howard. Bilbo i Conan, to echo odległe pierwotnych mitologii. Wiedźmy stąpające po bagnach, czarodziejka znad jeziora, rycerz zielony, trolle i lodowe olbrzymy, schodzą do nas z arturiańskich pergaminów, epickiego poematu o Beowulfie, nordyckich podań o Nibelungach i skandynawskich mitów o Asgardzie. Z kart poetyckiej eddy, pieśni Chrétiena de Troyes, kronik Geoffreya z Monmouth.

			Paweł Chmielewski

			 

		

		
			Destylując niepokoje

			Zgodnie z wymogami, dużo opowiadań reprezentuje fantasy, a nie science fiction, ale nawet one rzadko poprzestają na wykreowaniu fantastycznych elementów świata przedstawionego i często piętnują realne bolączki otaczającej nas rzeczywistości. Bardzo wiele opowiadań przybliża nam świat utopii, a raczej jej brzydkiej siostry, która zdominowała ten gatunek w wieku XX – dystopii. Rozwój technologii nie doprowadza ludzkości do powszechnego szczęścia i dobrobytu, ale utrwala podziały i dezinformację.

			Agnieszka Majcher

			 

		

		
			Rusałka leci w kosmos

			Oddana w ręce czytelników antologia jest zbiorem różnorodnych tekstów – tych bardziej refleksyjnych, tych zabawnych, czy tych, które przenoszą czytelnika w alternatywne światy, stworzone przez autorów. (…) Czym wyróżnia się antologia „13 fantastycznych”? Motywem spajającym teksty są nawiązania, jawne bądź metaforyczne, do lokacji, legend wywodzących się z regionu świętokrzyskiego. Źródeł inspiracji jest wiele, a niezwykle ciekawie czyta się np. nowe wersje znanych przypowieści lub prawdziwych historii. Nikt nie powiedział, że legendy nie mają swoich „dalszych ciągów”, bo kto wie, czy któraś ze świętokrzyskich rusałek nie przemierza w tej chwili kosmosu w poszukiwaniu jelenia ze złotym krzyżem?

			Emmanuella Robak
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			Promocja antologii „13 fantastycznych” (Klub „Kotłownia”, Baza Zbożowa).

			Fot. Wojciech Habdas

			 

		

	
		
			 

			Trudniej rozśmieszyć, niż doprowadzić do łez (Wywiad z Kabaretem Bez Próby), Paweł Chmielewski

			 

		

		
			Z twórcami kieleckiego Kabaretu Bez Próby rozmawia Paweł Chmielewski

			 

		

		
			PC: Sprzęt gotowy, możemy nagrywać.

			MP: Teraz jesteś trochę jak „Sowa i Przyjaciele”.

			PC: Wolałbym skojarzenie ze skandynawskim kryminałem. Ktoś jak Mikael Blomkvist. Zacznijmy…

			KG: Od polityki?

			PC: Nie, o polityce ani słowa. Może najpierw się przedstawcie.

			KG: Jesteśmy Kabaretem Bez Próby.

			PC: Coś bliżej, każdy o sobie.

			KG: Ja jestem Karolem. Karolem Górskim. Jestem sobie człowiekiem z Kielc. Na co dzień pracuję w teatrze kieleckim. Udzielam się w Stowarzyszeniu Artystycznym Ecce Homo. 

			PC: W którym teatrze?

			KG: W Teatrze Lalki i Aktora „Kubuś”.

			MP: Dzień dobry. Nazywam się Michał Pustuła. Również aktor Teatru Ecce Homo, dziennikarz Radia Złote Przeboje. Ojciec, mąż, człowiek.

			MK: Marek Kantyka. Mógłbym powtórzyć wszystko po Michale Pustule, tylko dziennikarza zamieniłbym na specjalistę do spraw finansowych w krakowskiej korporacji.

			PS: Ja też?

			PC: Każdy.

			MP: Ja dodam, że to jest taki nasz kabareciarz wyklęty. Nie występuje, ale wciąż jest z nami na scenie.

			KG: Czasem za konsoletą, czasem coś nagra, czasem zrobi jakieś zdjęcia.

			MP: Nawet, gdy go nie ma, to jest z nami duchem.

			PS: Piotr Skrzypczyk, 27-letni kawaler. Aktualnie mieszkam w Warszawie, pracuję jako operator telewizyjny. Na scenie już nie występuję, ale w razie awarii zawsze służę pomocą. Wszystkie kwestie techniczne są w moich rękach.

			PC: Ok. Gdzie jesteśmy?

			MP: Jesteśmy w nieoficjalnej siedzibie kabaretu, którą tak nieoficjalnie zaanektowaliśmy. Przez okupację, bo inaczej tego nie można nazwać. Tu odbywała się część prób, tu trzymamy wszystkie gadżety kabaretowe.

			PC: Trochę precyzyjniej, gdzie jesteśmy?

			MP: W części biurowej Bazy Zbożowej.

			PC: Bliżej, bliżej… Co znajduje się niedaleko?

			MP: …redakcja „Projektora”.

			PC: Bardziej na północ…

			MP: Teatr, macierz nasza, Ecce Homo…

			PC: Właśnie! Dotarliśmy do teatru i stąd moje pytanie: jak trafia się z teatru do kabaretu? I dlaczego?

			KG: Dlaczego? Żeby sprawdzać się, szukać, dotykać nowych przestrzeni, żeby się przekonać, że kabaret jest czymś innym niż teatr. 

			MK: Karol ładnie to ujął. Mogę się tylko pod tym podpisać. Jesteśmy w teatrze od wielu lat. Piętnastu co najmniej…

			KG: To, że graliśmy wspólnie w teatrze, pozwoliło nam nawiązać relacje, które „szarych ludzi” raczej nie dotyczą. Scena wiąże w niesamowity sposób. 

			MP: Ja się z nimi kompletnie nie zgadzam. Do kabaretu idzie się dla dwóch rzeczy – dla sławy i pieniędzy.

			KG: A miało być górnolotnie.

			PC: Może nie górnolotnie, ale przede wszystkim prawdziwie.

			MK: Co ciekawe, kabaret powstał po piętnastu latach wspólnego grania w teatrze, ale kabaret tworzył się przez te piętnaście lat. Pierwsze próby mieliśmy w roku 2007.

			MP: To jest taki projekt, który się rodził, rodził, aż w końcu się urodził. W końcu stwierdziliśmy, że albo teraz, albo nigdy. I teraz nastąpiło w 2015 roku.

			KG: I jeszcze taka historia – próbowaliśmy, próbowaliśmy, aż w końcu stwierdziliśmy, że trzeba przestać próbować, tylko coś zrobić. Dlatego – Kabaret Bez Próby. 

			MP: To sobie filozofię dorobiłeś.

			PC: Ślicznie, ślicznie!

			KG: Napisz to.

			PC: Na pewno napiszę. Moje pytania o teatr, w gruncie rzeczy, mają sprowadzić się do jednego – czy doświadczenie teatralne ułatwia występ na kabaretowej scenie, czy wręcz przeciwnie?

			KG: Jest łatwiej.

			MK: Jest trudniej.

			MP: Jest trudniej, łatwiej.

			MK: Trudniej, kabaret jest trudniejszą formą niż teatr, bo kabaret z założenia ma rozśmieszyć człowieka…

			MP: Trudniej jest człowieka rozśmieszyć, niż doprowadzić do łez.

			MK: Natomiast jest o tyle łatwiej, że piętnastoletnie doświadczenie pozwala nam bez problemu wyjść na scenę, trema już nie obowiązuje.

			MP: Po kilkunastu latach bycia na scenie człowiek jest już po prostu aktorem. Natomiast na Twoje pytanie odpowiem, że nie jest ani łatwiej, ani trudniej. Jest inaczej, bo teatr z kabaretem ma tyle wspólnego, że wspólna jest przestrzeń sceniczna, natomiast inna jest sytuacja, inna publiczność.

			KG: Nawet powiedziałbym, że doświadczenie, naleciałości teatralne mogą przeszkadzać na kabaretowej scenie. Oczywiście jest nam łatwiej, niż osobie, która nigdy nie występowała. Te nasze słabości teatralne możemy nawet przekuć w siłę. 

			PS: Niby jest nam łatwiej, dzięki scenicznemu obyciu, ale z drugiej strony myślę – czy nie łatwiej jest ludziom, którzy są „sceniczną czystą kartką”, bez doświadczenia teatralnego?

			MP: My przy pierwszych próbach łapaliśmy się na tym, że za bardzo grzebiemy. Dla nas zaczęło być nagle istotne, czy pójdę w lewą stronę, może w prawą, każdy gest. 

			PC: Jak ze świadomością ruchu scenicznego, bycia na scenie, koresponduje tekst? Przecież przyszliście do kabaretu z teatru, powiem pompatycznie, intelektualnego, literackiego, gdzie za słowem ukryte są metafory, symbole.

			PS: W kabarecie – w przeciwieństwie do teatru – trzeba odrzucić wszystkie niedopowiedzenia. W kabarecie trzeba mówić wprost. Trzeba widza złapać, rozśmieszyć.

			KG: Pisząc pierwsze teksty łapaliśmy się na tym, że to jest teatr, a nie kabaret.

			PC: Jaki w takim razie powinien być kabaret, według Was?

			MP: To jest bardzo trudne pytanie, bo ilu ludzi, tyle poczuć humoru. To czasem tak boli, że ojojoj, niektórych śmieszy wszystko dookoła, a innych nic. Bywa, że ciężko kogokolwiek rozruszać, a kabaret powinien być przede wszystkim inteligentny. Bronić się przed wszechobecną głupotą.

			KG: My mamy filtr – to co przedstawiamy, musi przede wszystkim śmieszyć nas. Dobry kabaret powinien być śmieszny tu i teraz. W konkretnym momencie. 

			PS: Byliśmy – w teatrze – przyzwyczajeni do innego sposobu odbioru i przekazywania historii, w zamkniętej przestrzeni, w określonym czasie. Natomiast w kabarecie, zwłaszcza plenerowym, ktoś przechodzi i najważniejsze zadanie polega na tym, aby go zatrzymać. Bardzo przyjemna była opinia pewnego pana w Jaworznie, który podszedł po występie, powiedział że wszystko mu się bardzo podobało, a zwłaszcza to, że nie użyliśmy ani jednego przekleństwa. 

			PC: Padło tu takie stwierdzenie, że kabaret powinien być śmieszny „tu i teraz”. Co jednak z kwestią uniwersalizmu, czy skecz nie powinien być równie dobry po latach, w pewnym sensie ponadczasowy?

			MP: Oczywiście, że powinien. Oglądając po 40 latach Smolenia i Laskowika, to nadal śmieszy, początki kabaretu Potem – również. Myślę, że tu chodzi raczej o odbiór publiczności. Zwykle jest tak, że oglądasz taki program z udziałem widowni. Śmiejesz się, bo słyszysz ich śmiech. Chodziło więc raczej o to, że rozśmieszasz danych ludzi w konkretnym momencie. 

			PS: Mieliśmy bardzo różną publiczność. 

			PC: Ten kontakt z odbiorcą to kolejny ciekawy temat dotyczący twórczości kabaretowej. Interesuje mnie, czy zdarzyło się, że wychodzicie na scenę, zaczynacie grać, a tam ściana?

			MP: Tak, nawet ściana deszczu.

			PC: Trochę inną ścianę miałem na myśli…

			MP: Wiem, tu jednak była ta dosłowna ściana deszczu. Wszyscy widzowie uciekli, a my graliśmy sami dla siebie.

			PS: Był jeden pan.

			MP: Tak, nie możemy o nim zapominać. Bohatersko wytrwał do końca. 

			MK: W takich przypadkach pomaga nam również doświadczenie teatralne. Dobrze, jeśli publiczność się śmieje, ale bez jej reakcji też potrafimy zapanować nad emocjami i sceną. 

			MP: Tylko, rzecz jasna, to przeszkadza – ta teatralność, piętnastoletni staż, o którym mówimy – to nie rozbawi publiczności. 

			MK: Poza tym, umówmy się, ostatnie kilka lat to prawdziwy boom kabaretowy w Polsce. Dzięki telewizji. Dziś trzeba wyprodukować coś odmiennego, unikalnego, aby tym zainteresować widza. 

			KG: Wrócę jeszcze do tej ściany energetycznej, o którą pytałeś. Nigdy nie było tak, żeby chociaż jedna osoba, siedząc gdzieś pod ścianą, nie słuchała z rozbawieniem cały wieczór.

			MP: To działa też w drugą stronę. Cała sala bawi się doskonale, a tu jeden z widzów siedzi i patrzy z politowaniem na scenę. 

			PC: Ja mam tak czasem. Mówiliśmy już, że do kabaretu idzie się dla sławy i pieniędzy. O pieniądzach – jeśli będziecie chcieli – opowiecie. Mnie interesuje przypadek Lublina i niedoszłej płyty.

			MP: Aaaa, Lublina. Zacznijmy od początku. Pierwszy program, który przygotowywaliśmy nazywał się „Na próbę”. Okazało się, że „zażarło”, chwyciło publiczność za serce. Zjeździliśmy Polskę wzdłuż i wszerz, i oprócz PAKi, zdobyliśmy wszędzie pierwsze albo drugie miejsce. Nie pamiętam wszystkich – to była „Spoko” w Lublinie, „Stopa” w Karniewie, „Koks” w Kielcach, „Błazenada” we Wrocławiu. Pojechaliśmy właśnie do Lublina. Tam, głównie za sprawą „Skrzypasa”, który wyśpiewał „Dmuchawce, latawce, wiatr” Urszuli przerobione na naszego „Draculę”.

			KG: Była owacja na stojąco, pojawiło się nawet kilka zapalniczek.

			MP: Nagrodą było nagranie DVD promo.

			PS: Przez profesjonalną firmę.

			KG: To dla nas było takie wielkie wooow!

			MP: Nagrają, wydadzą, dostaniesz 10 egzemplarzy – co z tym zrobisz, to twoja sprawa.

			KG: A za taką płytę trzeba słono zapłacić. No i… nie nagraliśmy tego.

			MP: Potem nawet byliśmy z wizytą u właściciela tej firmy, która miała dokonać nagrania. Spełzło na niczym i chyba już tak zostanie.

			KG: Nawet w pewnym momencie został nam zaproponowany termin. Jak się potem okazało, w tym czasie występowały również dwa inne kabarety, które kompletnie nie bazują na słowie. Sprowadzono im obcojęzyczną publiczność. Stwierdziliśmy, że to nie ma sensu, bo to granie dla publiczności, która siedzi jak beton i nic nie rozumie. 

			PS: W postprodukcji trzeba by się dużo napracować.

			MP: Dodać sztuczny śmiech. Zrezygnowaliśmy, bo w Internecie pojawiają się teraz takiej jakości nagrania, że wyjście z „bylejakością” nie ma sensu. 

			PC: Chodzi Ci, oczywiście, o jakość techniczną nagrania.

			MP: Jak najbardziej.

			PC: Tutaj się w pełni zgadzam. Trzy ostatnie lata, to tak olbrzymi skok technologiczny, że niektóre nagrania, chociażby na YouTubie, nie ustępują jakością produkcji telewizyjnej. Chcąc się promować na scenie profesjonalnej, trzeba mieć po prostu doskonałe nagrania. Szkoda tej lubelskiej szansy. 

			KG: Więc jeszcze nie osiągnęliśmy tego poziomu, ale wszystko przed nami.

			PC: Czy można wyżyć z kabaretu?

			MP: Na naszym poziomie, jeszcze absolutnie nie. Każdy z nas wykonuje inną pracę, ale ogólnie da się wyżyć. Gdybyśmy się zdecydowali, rzucili wszystko, przez pół roku żyli tylko na koncentracie z ryżem, to potem by to zaowocowało.

			KG: Zgadzam się. 

			PC: Może na koniec trochę sobie poteoretyzujemy. Kabaret jako gatunek…

			MP: …nawet go można podzielić na podgatunki.

			PC: Może zostańmy przy formie. Gdzie sytuuje się kabaret w obszarze kultury?

			MP: Sytuuje się… tuż za komiksem.

			PC: Oooo, to ciekawe, rozwiń.

			MK: Tuż za w sensie za, czy tuż przed?

			MP: Przyciąga na pewno więcej osób, niż teatr, bo ludzie boją się teatru, bo teatr kojarzy się z tym, że jest patetyczny, dramatyczny, pokazują tam nie wiadomo co, że widz tego nie zrozumie. 

			MK: Trzeba się ubrać…

			PC: …elegancko.

			KG: Trzeba wydać grube pieniądze.

			MP: Dlatego powiedziałem o komiksie. Z czytaniem komiksu jest jak z czytaniem książek. To też książki, ale kojarzą się z mniejszymi wymaganiami, bo mają obrazki. Kabaret to taki teatr, ale bez całego bagażu.

			PC: Moje doświadczenia jako scenarzysty – odnośnie komiksu – są trochę inne. Rozumiem, że stawiasz tezę, że kabaret jest bardziej przystępny?

			MK: Kabaret jest znacznie łatwiejszy w odbiorze.

			PC: Czyli stawiacie go w obrębie popkultury?

			MP, KG, MK: Tak!

			PS: Kabaret bardzo wyewoluował. Kabaret tworzy się w Internecie. Z kabaretem można nie wychodzić na scenę.

			MP: Specjalnie powiedziałem o tych podkategoriach, bo wreszcie można wydzielić to, co bardzo popularne na świecie i wreszcie dotarło do Polski, czyli stand-up. Na festiwalach rywalizowaliśmy ze stand-uperami, ale to powinna być zupełnie odrębna dyscyplina. Występ pojedynczego człowieka rządzi się całkiem innymi prawami, niż zorganizowanej grupy. 

			MK: To jest zupełnie inna forma – ktoś ma monolog, powiedzmy godzinny, tymczasem grupa kabaretowa buduje występ w oparciu o krótkie skecze. 

			PC: Chodzi tu raczej o interakcję między osobami na scenie.

			PS: Podobnie grupy impro.

			MP: Tak, to też jest osobna kategoria. Grupy bazujące na wyćwiczonych, utartych schematach. Pracujące na publiczności... 

			PC: W teatrze niezależnym osiągnęliście już dość dużo. Czego mogę życzyć kabareciarzom?

			MK: Puenty.

			KG: Sławy i pieniędzy.

			MP: Sławy i pieniędzy, podstawowej rzeczy – dobrej puenty. Jeśli mamy dobrą puentę, to reszta sama się obroni. Czasem mamy puentę, a nie mamy skeczu, więc treść pisana jest pod zakończenie. 

			KG: I dużo grania.

			MP: Takie malutkie życzenie.

			PS: Kapinkę.

			KG: Kapunieczkę.

			MP: Kapuninkę.

			PC: To byłoby na tyle. (do czytelników) To już koniec.
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			Fot. Z archiwum Kabaretu Bez Próby

			 

		

	
		
			 

			Wspomnieniowy „podręcznik” (Edward Kusztal „Przywrócić pamięć”), Piotr Kletowski

			 

		

		
			Edward Kusztal (1939-2016) był najwybitniejszym kieleckim aktorem, zapamiętanym z wielu ról scenicznych i filmowych. Jako absolwent wydziału aktorskiego łódzkiej „Filmówki” (gdzie, jak pisał wielokrotnie mijał się na korytarzu z Polańskim, a za kolegów z roku miał Zygmunta Malanowicza, Janusza Gajosa, Daniela Olbrychskiego i Franciszka Trzeciaka), swoje bogate artystyczne życie złączył ze sceną kieleckiego teatru im. Stefana Żeromskiego, gdzie dał się poznać nie tylko jako aktor występujący w repertuarze zarówno klasycznym (zwłaszcza w sztukach Szekspira, Fredry, Gogola, Żeromskiego), jak i nowoczesnym (Sławomir Mrożek), ale również aktorska „twarz” teatru, rozpoznawana w całej Polsce.

			 

		

		
			Choć podstawowym żywiołem artystycznym Kusztala była scena, nie stronił i od dużego (również małego) ekranu, tworząc szereg pamiętnych ról w filmach Feliksa Falka, Janusza Kidawy (słynny „Żeniac”), Andrzeja Barańskiego, Jana Jakuba Kolskiego, czy też w międzynarodowych produkcjach takich jak „Triumf woli” (1989) Roberta Younga. Ale Edward Kusztal nie był tylko wybitnym aktorem, podług powiedzenia „jaki człowiek, takie pisma” – Kusztal był też wartościowym człowiekiem, którego bogate życie, organicznie związane z Kielcami (wybrał nawet Kielce i życie z rodziną zamiast otwartych przed nim na oścież – jeszcze w latach 60. – drzwi aktorskiej kariery w Warszawie). Nic więc dziwnego, że człowiek o tak bogatym doświadczeniu ludzkim i artystycznym porwał się na pisanie książek, stanowiących świadectwo własnych doświadczeń.

			Po opublikowaniu w 2011 r. swej pierwszej, wspomnieniowej książki („Fajerką przez Kielce”), Kusztal zabrał się za pisanie kolejnej pozycji, będącej uzupełnieniem i rozwinięciem swego literackiego debiutu. I tak dostajemy kolejną książkę „Przywrócić pamięć”, która ukazuje się już po śmierci artysty, złożona i wydana z inicjatywy jego córki – Magdaleny. Tym, co czyni publikację wyjątkową, jest jej charakter – gawędziarski, a przy tym pełen historycznych, antropologicznych, socjologicznych detali, tworzących niezwykle plastyczny obraz Kielc, od wczesnych lat 50., przez dekadę lat 60. i 70., aż do dnia dzisiejszego, kiedy Kielce – z nieco prowincjonalnego Klerykowa przemieniły się w nowoczesną, liczącą się na mapie Polski, metropolię.

			Kusztal oddaje w swej pełnej ludzkiego ciepła, humoru, niekiedy (zwłaszcza w drugiej części książki, gdzie wspomina przykry okres w swym życiu – relegowania go z ukochanego teatru) gorzkiej refleksji, przede wszystkim sprawiedliwość ludziom, których wielkość, inteligencja, dobroduszność, budowały atmosferę „miejsca niezwykłego”, „małej, artystycznej ojczyzny” – jakim były i są Kielce.

			Innym wartym podkreślania aspektem książki „Przywrócić pamięć”, jest jej wymiar, który nazwać by można utylitarnym. Jest to bowiem także książka o sztuce aktorstwa, gdzie w formułowanych wprost, bądź w formie zabawnych anegdot przemyśleniach, Kusztal ujmuje swoje rozumienie aktorskiego fachu, opartego na głębokim rozumieniu postaci, przez pryzmat własnych egzystencjalnych doświadczeń. Jednakże nie na zasadzie prostego „wczuwania” się, lecz starannej pracy nad rolą – nie tylko podczas prób, ale również w czasie kolejnych scenicznych performance’ów. Jest więc ta niewielka, ale przecież bogata w treść książeczka czymś więcej niż tylko ciekawym memuarem wybitnego aktora i wspaniałego człowieka, jest przyczynkiem do zrozumienia miejsc, ludzi i artystycznego żywiołu, jakim jest sztuka aktorskiego wyrazu. 

			Promocja wydawnictwa odbyła się w Kielcach, 22 września br., w Muzeum Diecezjalnym, gdzie otwarto również wystawę poświęconą teatralnej twórczości Edwarda Kusztala, przede wszystkim na deskach teatru im. Stefana Żeromskiego. Na wystawie zgromadzono wiele ciekawych rekwizytów, artefaktów związanych z pracą autora „Przywrócić pamięć” (na uwagę zasługują przede wszystkim zdjęcia dokumentujące występy aktora, jak również prezentacja zachowanych nagrań wideo z teatralnych spektakli, zwłaszcza inscenizacji dramatów Stanisława Wyspiańskiego). Ekspozycja ta jest świetnym uzupełnieniem publikacji.
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			Coś dla dinozaurów, coś dla młodych (Festiwal „Kielce ROCKują”), Mirosław Krzysztofek

			 

		

		
			Tegoroczna, szósta edycja festiwalu Kielce Rockują po raz kolejny zmieniła formułę, czyli przeniosła się na scenę kieleckiej Kadzielni. Zgodnie, jak się domyślam, ze „sprytnym” marketingowym planem zadowolenia wszystkich. I zwiększenia frekwencji.

			 

		

		
			Miało być trochę jak we wcześniejszych edycjach festiwalu: w tym roku starszą publiczność powinny zadowolić występy zagranicznych dinozaurów rocka z okolic lat sześćdziesiątych i siedemdziesiątych, a nieco młodszą rodzime, szeroko znane gwiazdy rocka i nie tylko. Czy się udało? Na podstawie obserwacji dwóch dni koncertów na festiwalu mogę powiedzieć, że raczej średnio.

			 

			Focus

			To kolejny, drugi koncert w Kielcach tej holenderskiej formacji, która zdobyła w latach siedemdziesiątych umiarkowaną popularność na świecie, za to w PRL stała się legendą, nie odwiedzając ani razu naszego kraju w okresie swojej największej popularności. Ale wtedy nie odwiedzał nas prawie nikt. Z oryginalnego składu została połowa zespołu co, mając na uwadze blisko 50 lat (z przerwami) istnienia grupy, jest znakomitym wynikiem. Ci szczęśliwcy to Thijs van Leer – klawisze, flet, śpiew i Pierre van der Linden – perkusja. Skład uzupełnili Menno Gootjes – gitara oraz Bobby Jacobs – gitara basowa. Koncert był taki, jakiego się spodziewałem. Największe „przeboje”, włączając nieśmiertelny „Hocus-Pocus”, zagrany w wersji z jodłowaniem. Niestety. Raczej podróż sentymentalna niż przeżycie artystyczne.

			I tylko szkoda, że nie ma już w składzie Focusa wybitnego gitarzysty Iana Akkermana.

			 

			Atomic Rooster

			Chyba najmniej znana gwiazda szóstej edycji Kielce Rockują. Przez reaktywowany dwa lata temu zespół Atomic Rooster przewinęło się przez ostatnie czterdzieści kilka lat wielu muzyków, ale jego trzon i duszę tworzył nieżyjący już organista Vincent Crane. Za zgodą wdowy po nim była możliwa reaktywacja grupy pod wodzą dwóch członków Atomic Rooster z lat siedemdziesiątych: gitarzysty Steve’a Boltona i wokalisty Petera Frencha. A koncert? Zespół nie brzmiał archaicznie, miejscami przypominał, że modną ostatnio psychodelię, zwaną dla niepoznaki neopsychodelią, wymyślono w połowie lat sześćdziesiątych. Kawał dobrego, staromodnego, uczciwego rocka. Czego z pewnością nie można powiedzieć o występującej w roli head linera wieczoru Kasi Nosowskiej. 

			Kasię Nosowską lubi prawie każdy. Stary i młody. Miała różne sceniczne wcielenia, ale to najnowsze najmniej przypadło mi do gustu. Za dużo efekciarskiej elektroniki, za mało duszy. Pomieszanie starego repertuaru z tym z najnowszej płyty też nie wyszło Pani Katarzynie z zespołem na dobre. Bardzo dobrze, ale trochę na wyrost, przyjęty przez liczną publiczność koncert.

			 

			Ten Years After

			Kolejna legenda, bez nieżyjącej legendy w składzie. Alvin Lee, zwany kiedyś najszybszym gitarzystą świata, wcale nim nie był. Był za to dobrym gitarzystą i kompozytorem. Odszedł w 2013 r. Grupa była przede wszystkim kojarzona z festiwalem w Woodstock i ruchem hipisowskim. Czy udało się wskrzesić ducha tamtego Ten Years After? A właściwie po co? Hipisi to, w obecnych czasach, co najwyżej nieszkodliwe lewactwo. A odradzający się faszyzm i coraz liczniejsi miłośnicy Ku-Klux-Klanu rozsiani po świecie nie szkodzą na razie popijającym w barach zimne caffe lattè młodzieńcom i ich dziewczętom zapatrzonym w iPhony. A na koncert Ten Years After warto było przyjść. Zagrali kawał dobrego bluesa i rhytm’n’bluesa okraszonych evergreenami zespołu w rodzaju „Love Like a Man” czy „Change the World”. Te utwory są na Spotify. Jeszcze są.

			 

			Chris Farlowe & Beaker Band

			Chrisa Farlowe uważam za jednego z tych kapitalnych wokalistów, którzy mieli jeszcze mniej szczęścia niż Eric Burdon. Bo nie mieli swojego „House of the Rising Sun”. Chris Farlowe może się kojarzyć niektórym z epizodu z grupą Colosseum. Nagrał z nimi jedną z najlepszych płyt w dyskografii zespołu. Śpiewał też w Atomic Rooster. Po ciężkim wypadku samochodowym jego kariera nigdy nie wróciła na należne temu wybitnemu wokaliście tory. Sławy i pieniędzy. Może tego nawet nie chciał? Na koncercie w Kielcach udowodnił, że mimo swoich 78 lat na karku ma ciągle młodą duszę, a niektóre tak zwane współczesne gwiazdy mogą się schować. Za polepszaczami dźwięku i elektronicznymi gadżetami, które największe fałsze zamienią w znośne dla uszu dźwięki. Bardzo dobry koncert wsparty popisami gitarzysty Normana Beakera i pozostałych muzyków. Chris Farlowe ciągle ma to coś.

			 

			Kult

			Kult i Kazika Staszewskiego zna prawie każdy. I nic dziwnego. Mało który polski zespół wylansował tyle przebojów. Zwłaszcza, że muzyka, którą Kult gra niewiele ma wspólnego z klasycznym mainstreamem. I choćby dlatego od wielu lat są fenomenem w polskiej kulturze. Kończący dwa dni festiwalu Kielce Rockują koncert Kultu był drugim występem grupy, jaki obejrzałem w 2018 r. O pierwszym, na katowickim Off Festivalu możecie przeczytać w poprzednim „Projektorze”. Chociażby dlatego, że był lepszy od występu, który oglądałem w Kielcach. Repertuar inny, bo w Kielcach był typowy greatest hits. W Katowicach Kult zagrał płytę „Spokojnie”, ale nie w tym rzecz. Coś niedobrego działo się na scenie z nagłośnieniem. Dźwięk „pływał”. Nie było słychać partii gitarzysty. Całe brzmienie, co najmniej dziwne. Kazik był w dobrej formie, ale… No właśnie. „Ale” potrafi wszystko zepsuć. Jednak tłumnie przybyła na koncert publiczność bawiła się dobrze. Mimo zimnego wieczoru. I przede wszystkim o to chodzi. Bo Kult to kult. 

			Podsumowując: festiwal udany, ale (znowu) wiele rzeczy, przede wszystkim promocja, formuła, dobór wykonawców, dystrybucja biletów – do poprawy. Nie wszyscy rockowali. Kielce rockują. A przynajmniej ten festiwal.
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			Atomic Rooster
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			Chris Farlowe

			 

		

		
			Fot. Wojciech Habdas

			 

		

	
		
			 

			Jazzowa feta (Festiwal „Memorial To Miles”), Łukasz Mazur

			 

		

		
			To już XVII edycja tego, kojarzonego z Kielcami, wydarzenia – Memorial to Miles Targi Kielce Jazz Festiwal 2018. Na podobieństwo nazwy (coraz bardziej wieloczłonowej) festiwal ów rozrósł się, z początkowo dwudniowej imprezy, do istnego muzycznego maratonu. I bardzo dobrze, bo wygłodniały widz, słuchacz, ma do wyboru – lub do „spożycia” w zestawie (i tak było uczynić najlepiej) – dania kolejnych wieczorów.

			 

		

		
			Organizatorzy zadbali o to, by to jazzowe menu było zróżnicowane. A w magiczny świat synkop wprowadził nas Kuba Kowalski Quartet, reprezentant gospodarzy, czyli świętokrzyskiej krainy, która obfituje w artystyczne talenty. Szkoda, że tak późno wprowadzono w życie pomysł, aby w każdą Milesową fetę angażować rodzime środowisko muzyczne. Jak się później okazało, ten pierwszy koncert śmiało mógłby wieńczyć tegoroczny festiwal. Młodzi, a nawet bardzo młodzi muzycy zagrali z polotem i ogromną – jak na swój wiek i sceniczne doświadczenie – dojrzałością. Oni już są piękną wizytówką naszego miasta, które – mam nadzieję – nie zapomni o nich. 

			Drugiego dnia, a raczej wieczoru, dźwiękami niebywałej urody uraczył, zgromadzoną licznie (jeśli nie najliczniej) publiczność, Leszek Możdżer. Wraz ze swymi zagranicznymi przyjaciółmi, Larsem Danielssonem i Zoharem Fresco, nie sprawił zawodu żadnemu z wielbicieli tego zacnego trio. 

			Dzień trzeci, według mnie, był pod względem muzycznym najbardziej kontrastowy. Dodajmy, że weekendowo prezentowały się dwa (na każdy wieczór) tzw. podmioty wykonawcze. I tak, jako pierwszy tego wieczoru, zaśpiewał na trąbce nasz krajan, Antoni Ziut Gralak. A towarzyszyła mu braterska sekcja rytmiczna – Marcin i Bartłomiej Olesiowie. No cóż, takich dźwięków najlepiej słucha się „na żywo”, gdy można obserwować poszczególnych muzyków, jak próbują przekazać emocje za pośrednictwem swoich instrumentów w mniej lub bardziej klarowny sposób. 

			Po krótkiej acz wskazanej przerwie, na scenie pojawiła się znów młodzież. Tym razem zagraniczna, z Francji. Tom Ibarra, nastoletni gitarzysta, wespół z niewiele starszymi kolegami, dali przysłowiowego czadu. Od pierwszych dźwięków było widać/słychać, że granie sprawia tym chłopakom niebywałą frajdę. Kompozycje, aranżacje, wykonanie – półka światowa, bez dwóch zdań. Szkoda, że zgromadzonym fanom jazzu nie udzieliła się ta, podana w solidnej dawce, energia. Jeśli mnie pamięć nie myli, tylko raz jeden udało się naprawdę skutecznie poderwać z krzeseł festiwalową publiczność, i to do tego stopnia, że niektórzy wręcz wtargnęli (oczywiście za przyzwoleniem) na scenę. Dokonał tego Kenny Garrett. 

			Ostatnie, niedzielne, finałowe pozycje programu Memorial to... etc. wzbudzały największe emocje uczestników tego muzycznego święta. Na Dużej Scenie Kieleckiego Centrum Kultury miał się pojawić legendarny Osjan! Tym razem, w składzie, u boku Jacka Ostaszewskiego, Milo Kurtisa, Radka Nowakowskiego (kolejny świętokrzyski akcent osobowy) odnalazł się Wojciech Waglewski. Sam fakt nagromadzenia takich osobowości na/we wspólnej muzycznej przestrzeni jest wydarzeniem samym w sobie. Osobiście, odebrałem to jako dźwiękowy performance, artystyczną ciekawostkę. 

			Czas na deser. Tą wisienką na torcie miał być występ Michała Urbaniaka. Powiem wprost. Liczyłem na muzyczny… (zwrot, którego chciałbym użyć, jest uważany za wulgaryzm), otrzymałem natomiast coś na poziomie mocno spontanicznego jam session. Miałem nieodparte wrażenie, że muzycy spotkali się „przed chwilą” i nie do końca złapali wspólne flow. Mając, nieustająco, z tyłu głowy koncerty Kenny Garrett’a, Omara Sosy czy Ravi Coltraine’a, poczułem ewidentny niesmak. 

			Żywię jednak nadzieję, iż takie sytuacje będą stanowiły bardzo wąski margines. 

			Kielce mają niewątpliwą szansę zagościć na mapie światowych jazzowych wydarzeń. Czego sobie i Państwu życzę.
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			Lars Danielsson
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			Oles Brothers – Antoni Gralak
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			Michał Urbaniak
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			Tom Ibarra Group

			 

		

		
			Fot. Wojciech Habdas

			 

		

	
		
			 

			Mnie zależy (Wspomnienie o Bronisławie Opałce), Sylwia Gawłowska

			 

		

		
			Jedną z nagród przyznawanych podczas Krajowego Festiwalu Polskiej Piosenki w Opolu jest Miss Obiektywu. Jak wskazuje nazwa, do jej laureatek należą kobiety. W ponadpięćdziesięcioletniej historii opolskiego festiwalu to wyróżnienie przypadło w udziale między innymi: Halinie Kunickiej, Maryli Rodowicz, Izabeli Trojanowskiej, Kasi Stankiewicz czy Edycie Geppert. Jednak w 1981 roku po raz pierwszy nagrodę tę odebrał mężczyzna, artysta kabaretowy – Bohdan Smoleń.

			 

		

		
			11 lat później, w 1992 r. podczas XXIX KFPP, nagrodą Miss Obiektywu wyróżniono… Genowefę Pigwę. Kreacja, w którą przez lata wcielał się pochodzący z Kielc Bronisław Opałko, stała się jego znakiem rozpoznawczym. Jego nieodżałowane, przedwczesne odejście niesie nie tylko pustkę, ale i pytanie: czy okryta chustką twarz dziarskiej babci z Napierstkowa to jedyna odsłona tego wszechstronnego artysty, którą winniśmy zapamiętać?

			Przyjaciel artysty, poeta Adam Ochwanowski zdradził mi, że: babka Pigwa była dla Bronka sposobem na zarabianie pieniędzy, natomiast kopa dawał mu repertuar poważny. Widać to było prawie na każdym koncercie – wspomina Ochwanowski – Gdy siadał do fortepianu bądź stawał przed mikrofonem i zaczynał śpiewać, to zmieniał się w herosa. Słowa te eksponują dwie kwestie. Po pierwsze, świadomość Bronisława Opałki jako artysty estradowego, funkcjonującego w mass mediach. A te, jak wiemy, kochają osobowości i kreacje kolorowe nie tylko na poziomie wizerunkowym, ale i słownym. Ogólnopolska publiczność pokochała przekorną Pigwę – postać tak silnie zakorzenioną w świętokrzyskiej tradycji ludowej. Jak wspominał Paweł Przybyszewski (menadżer artysty od 1987 roku): Nasz program PIGWA SHOW szedł jak burza i podbił Polskę końca lat 80. Okazuje się jednak, że największą pasją i żywiołem artystycznym Bronisława Opałki pozostała muzyka, działalność kompozytorska i autorska (i to jest właśnie druga refleksja, która płynie ze słów Ochwanowskiego). Początków kompozytorskiej aktywności artysty należy poszukiwać w latach 70. i działalności Orkiestry do Użytku Wewnętrznego. Próby tej formacji odbywały się w piwnicy artystycznej zlokalizowanej przy ulicy Śląskiej, a udostępnionej artyście przez ówczesnego rektora WSP – Edmunda Staszyńskiego. 

			Twórczość piosenkowa i pieśniarska Bronisława Opałki nie jest dobrze znana szerszej publiczności. Nie ona bowiem stała się przyczyną jego popularności w kraju. Niemniej, zasługuje jednak na naszą pamięć, nie tylko ze względu na artystyczną jakość dzieła i czułość artysty na słowo poetyckie, ale także przez wzgląd na fakt, iż była bliska sercu twórcy. Opałko komponował muzykę między innymi do tekstów: reżysera Leszka Kumańskiego („Ballada na finał życia”, „Ballada o ringu zwanym życie”, „Ja jestem idol”, „Leć Polaku”), poety i barda Marka Tercza („Bo życie przecież wiesz”), Andrzeja Błaszczyka („Dytyramb na śmierć Salvatore Dali”, „Dzielnice dobre, dzielnice złe”, „Niebieski tramwaj”, „Gra pozorów”, „Ja jestem stąd i mnie zależy”, „Raz, choć jeden raz”), poety Adama Ochwanowskiego („Karnawał w Nowosilskiej Oblasti”, „Kiedy już siódma trąba,” „Tango kieleckich scyzoryków”), czy artysty kabaretowego Andrzeja Kaczmarka („Trzy razy sposobem”). Co istotne i zaskakujące, Opałko komponował także do wierszy klasyków literatury. Stworzył muzykę do wiersza Rainera Marii Rilkego „Godzina powagi”, „Marionetek” Cypriana Kamila Norwida. Napisał muzykę do tekstu „Uczłowieczone bydlęta” Witkacego, do fragmentu „Kwiatów polskich” Tuwima, a także do wiersza „Najpiękniejszy sen” Marii Pawlikowskiej-Jasnorzewskiej. Jakże odległa to estetyka od kabaretowej postaci z Napierstkowa! Ta liryczna odsłona twórczości Bronisława Opałki warta jest nie tylko odnotowania, ale i naszego z nią obcowania, wszak teksty wspomnianych poetów dotyczą spraw egzystencjalnych, zawierają pogłębioną refleksję dotyczącą uwikłania jednostki w społeczeństwo, w historię, w los, w rozmaite tęsknoty… Być może z tego powodu wybrał je Opałko na swój kompozytorski i wykonawczy warsztat? To pytanie pozostanie już niestety bez odpowiedzi…

			Warto przypomnieć, że w 2011 r. Opałko zaangażował się, w roli kompozytora, w pracę nad dwoma dużymi przedsięwzięciami zrealizowanymi przy wsparciu Rektora Klasztoru na Karczówce – ks. Jana Oleszko SAC. Mam na myśli „Drogę Krzyżową” stworzoną do słów Adama Ochwanowskiego oraz „Świętokrzyską śpiewogrę. Od sabatu do ornatu” premierowo zaprezentowaną na Dużej Scenie Kieleckiego Centrum Kultury w 2012 r. Kwestią dyskusyjną pozostaje poziom realizacji scenicznej tych widowisk. Bez wątpienia jednak możemy stwierdzić, że przyczyniły się one do integracji świętokrzyskiego środowiska artystycznego, zarówno pod względem pokoleniowym, jak i w odniesieniu do reprezentantów różnych dziedzin sztuki (muzyków, plastyków, ludzi teatru, zespołów tanecznych, wokalistów, artystów ludowych, poetów). W przypadku wspomnianych przedsięwzięć, Opałko współpracował z pochodzącym z Ponidzia poetą Adamem Ochwanowskim, który stworzył zarówno impresje liryczne kolejnych stacji „Drogi Krzyżowej”, jak i wszystkie teksty pieśni i piosenek „Świętokrzyskiej śpiewogry”, między innymi: „Karczówka”, „Krzyżtopór”, „Matka Boska Sulisławska”, „Walczyk Sandomierski”, czy „Baśka Rusinowska”. Spektakl „Od sabatu do ornatu” prezentował szeroki wachlarz artystycznych możliwości kompozytorskich Bronka Opałki. Niestety, „Śpiewogra” nie została ponownie zaprezentowana.

			Znamienny wydaje się wpis Bronisława Opałki do Księgi Pamiątkowej KFPP prowadzonej przez Towarzystwo Przyjaciół Opola. Stanowi on świadectwo silnych emocji, które towarzyszyły artyście wychodzącemu (prawdopodobnie po raz pierwszy) na deski opolskiej sceny w połowie lat 80.: Różne rzeczy w życiu robiłem, tego jeszcze nie. Stremowany, z »watą« w kolanach ukłony dla Opolan przekazuję. Opole, 26. VI.1985 r. To właśnie podczas XXI KFPP w Opolu odbył się koncert „Dr Ozda i jego goście” w reżyserii Tadeusza Drozdy. Nie był to koncert telewizyjny, ale festiwalowa impreza towarzysząca, zrealizowana w Amfiteatrze Tysiąclecia. Możemy przypuszczać, że właśnie w tym koncercie gościnnie wystąpił Bronisław Opałko. Odnaleziony autograf i wpis do księgi pamiątkowej wydał mi się niezwykle wzruszający, gdyż stanowi pamiątkę wrażliwości autora. Podobnie, jak liczne kompozycje muzyczne, piosenki i pieśni, które śpiewał Bronisław Opałko wtedy, gdy Genowefa Pigwa schodziła ze sceny. Oby ten artystyczny pejzaż ocalał od zapomnienia.
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			Bronisław Opałko, Zobaczysz jak będzie fajnie, Music Voice, 1997
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			Bronek Opałko. Materiał ze zbiorów Muzeum Polskiej Piosenki w Opolu

			 

		

	
		
			 

			Klimat, moc, czad, szaleństwo (September Organ Jazz Festival), Agnieszka Majcher

			 

		

		
			September Organ Jazz Festival w Kielcach pokazał, że serce tej muzyki niekoniecznie bije pod okładkami kolorowych magazynów, ani w programach radiowych i telewizyjnych czy na wielkich salach koncertowych, ale często w klubach, na kameralnych koncertach i przede wszystkim w trakcie nocnych jam sessions.

			 

		

		
			Melomani otrzymali propozycje charakteryzujące się świetnym poziomem i niezwykłą wrażliwością wykonawców z różnych stron świata i doświadczyli bliskiego kontaktu z artystami. A wszystko to zupełnie za darmo. Festiwal trwał od 20 do 23 września. Jacek Klesyk, spiritus movens tego muzycznego zamieszania, z zadowoleniem zauważył, że w Kielcach, jak wcześniej we Włoszech, udało się zrealizować drugie spotkanie w roku. Zgodnie z formułą wydarzenia, najważniejsze były organy Hammonda. Muzycy, jak powiedział występujący w sobotę Bence Vas, z zaskoczeniem odkryli że Kielce to miejsce, gdzie w klubie Chicago ten instrument jest w centrum wszystkiego, a na dodatek miasto może pochwalić się jego muzeum. Wspomniany klub był głównym organizatorem festiwalu, przy wsparciu Muzeum Laurensa Hammonda. Koncerty odbyły się w obu miejscach. Każdy z czterech dni festiwalu był inny.

			 

			Czwartek – jest klimat

			Pierwszy koncert mógł być zaskoczeniem, ponieważ znany z radiowej „Trójki” duet Bolewski & Tubis nie wykorzystuje Hammonda. Nie jest to również jazz, choć w trakcie występu pojawiały się elementy improwizacji. Jednak nawet przez chwilę nie żałowałam, że doszło do takiego „odstępstwa”, ponieważ muzycy z Łodzi, grający alternatywną mieszankę elektroniki, z zarejestrowanego na płycie projektu „Lunatyk”, oczarowali publiczność. Wrażenie zrobił Radosław Bolewski, jednocześnie śpiewający i grający na perkusji, ale to wirtuoz pianina i syntezatorów Maciej Tubis był osią, wokół której powstawały odmienne muzyczne światy koncertu. Muzycy zaprezentowali niebanalne teksty w medytacyjnej atmosferze, ale nie unikali też mocnego industrialnego uderzenia o mocy rockowej. W efekcie, jak mówi Maciej Tubis: „Niezwykły i kameralny klimat sprawił, iż mieliśmy bliski z kontakt z mocno zasłuchaną publicznością i grało nam się przez to znakomicie”. A nam słuchało.

			 

			Piątek – jest moc 

			Występ trio Hammond Grooves z Sao Paulo zgromadził w klubie Chicago audytorium tak duże, że niektórzy nie zmieścili się w lokalu. Muzycy przyciągnęli tłumy energetyczną mieszanką klasycznego organowego jazzu i bluesa z funkiem i ognistymi brazylijskimi tanecznymi rytmami. Ich pasja udzieliła się słuchaczom, których gitarzysta tria Filipe Galadri wspomina jako przychylną, ciepłą publiczność, która przez żywiołowe reakcje współtworzyła koncert. Hammondzista Daniel Latorre zdradził, że to oni, dowiedziawszy się o kieleckim wydarzeniu, wystąpili z inicjatywą wzięcia w nim udziału. Powiedział: „To był zaszczyt i przyjemność pojawić się na festiwalu, bo to sposób na spotkanie ludzi podobnych do nas, a pasją do organów należy się dzielić. W Polsce przyjęło nas wielu utalentowanych muzyków, poczuliśmy się jak w domu. Klub jest świetny, Maestro Jacek i niezwykli ludzie zaangażowani w tę imprezę zostali naszymi przyjaciółmi. Chcemy tu wrócić”. Perkusista Wagner Vasconcelos potwierdza powyższe, dodając: „Zagraliśmy jam session w znamienitym gronie. Doskonale się bawiliśmy”. Kto został po koncercie, doświadczył pierwszorzędnych wrażeń, bo piątkowa noc pokazała, na czym polega wyjątkowość jazzu – i klubu tworzonego przez muzyków. Do połączonych w tej sesji wirtuozerskich sił polsko-brazylijsko-węgierskich „wyskoczyła” w pewnym momencie zza baru pracująca w Chicago basistka Ania Pawłowska, która zagrała kilka wybornych solówek. Na scenie panował gejzer energetyczny i poczucie wspólnoty.

			 

			Sobota – jest czad

			Wspomniany zespół węgierski, Organism Hammond Trio, pojawił się w sali koncertowej Muzeum L. Hammonda. Muzycy z Budapesztu również zaprezentowali repertuar mieszany, od tradycyjnych standardów po własne bardzo ciekawe, nowoczesne kompozycje, jak te z albumu „Praise the Notes”. Świetni instrumentaliści, odnajdujący się nie tylko w stylistyce lirycznej, kreowali z utworów długie suity, stopniowo wzmagając ekspresję, aż po monumentalne, bardzo mocne rockowo-symfoniczne momenty. Występ miał charakter dialogu ze słuchaczami, których reakcje modelowały klimat i długość improwizacji. Organista Bence Vas, którego „ujęła otwarta i przyjazna publiczność”, snuł opowieści związane z repertuarem, a następnie on, gitarzysta Máté Möntör i perkusista Ágoston Szabó Sipos dawali popis wyrazistej ekspresji i żonglowania nastrojami. Publiczność mogła się przekonać, że więź polsko-węgierska potwierdza się w podobnych żywiołowych temperamentach i prowadzi do „motywującego i inspirującego doświadczenia”, jak podsumował Bence Vas. Jeszcze więcej wrażeń tego wieczoru przyniosła, kolejna już, jam session w klubie. Andrew Meyer, uczący w Kielcach języka angielskiego, który przypadkiem tu trafił, podsumował: „Zdumiało mnie, że odkryłem tylu utalentowanych muzyków uczestniczących w tym wydarzeniu. To cudowny wieczór, którego nigdy nie zapomnę i już czekam na kolejny”. Perełką było wykonanie przez trębacza Piotra Krzemińskiego z Łodzi „My Funny Valentine”. Aksamitna barwa jego instrumentu i sensualne dźwięki brzmiały w mojej głowie przez całą noc.

			 

			Niedziela – jest szaleństwo

			Zamknięciem festiwalu był koncert kieleckiej formacji Phasers on Stun, która zawiązała się miesiąc wcześniej podczas sesji w klubie. Cudze chwalicie…? Nie. Publiczność gorąco przyjęła grających z pasją muzyków. W ich jazzowo-funkowym występie pełnym ognistych improwizacji słychać było lekkość, świeżość i bezpretensjonalność, ale w żadnym wypadku nie niedojrzałość, czy brak zgrania zespołu, choć w wyniku zdarzeń losowych ostateczny skład zespołu: Paweł Janaszek – bas, Jacek Klesyk – Hammond, Mariusz Mucha – gitara i Zbigniew Zagóra – perkusja, wyłonił się dzień wcześniej. Było to świetne, profesjonalne zamknięcie festiwalu, na którego następną edycję czeka wielu melomanów.
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			Fot. Agnieszka Majcher

			 

		

	
		
			 

			Wesoło w orlim gnieździe (Maria Wojtyszko „Gniazdo”, Teatr Lalki i Aktora „Kubuś”), Agnieszka Kozłowska-Piasta

			 

		

		
			Jak to się stało, że powstała Polska? Kto ją założył i właściwie dlaczego tu, a nie tam i co go do tego skłoniło? Co było potem? Początki naszego państwa, zresztą jak prawie każdego kraju na świecie, toną w takich mrokach, że najlepsze odpowiedzi na te pytania znajdujemy w legendach. Teatr Lalki i Aktora „Kubuś” w Kielcach – z okazji 100-lecia odzyskania przez Polskę niepodległości – postanowił je przypomnieć, ale w zdecydowanie niestandardowej, zaskakującej i równie mocno zabawnej formie.

			 

		

		
			Tę sposobność dała zespołowi, który na sceniczne barykady polskości poprowadził reżyser i dyrektor teatru Robert Drobniuch, sztuka Marii Wojtyszko „Gniazdo”, wystawiona już wcześniej, a jakże, w pierwszej stolicy Polski – Gnieźnie. Wojtyszko zmiksowała w jedność opowieści o Lechu, Czechu i Rusie, Popielu i myszach, a okrasiła Wandą, która – jak tradycja głosi – Niemca nie chciała, a tutaj raczej, choć feministyczne ma ciągoty… szuka męża. Dołożyła jeszcze prawdziwą Biedę, Światowida, jego kapłankę, łosia i jeża.

			Okazuje się, że polskie państwo nie powstałoby, gdyby rodzeństwu protagonistów nie znudziły się buraki. Istniała duża szansa, że naszym godłem zamiast orła byłby łoś, a pierwsza wieś, miasto, województwo albo nawet kraj powstałoby na bagnie, pełnym tajemniczych Ćmoków. Tradycji musi jednak stać się zadość. Popiel, jak na książęcy ród przystało, jest równie pewny siebie co głupi, więc zdobytą tylko ze względu na szlachectwo władzę nędznie wykorzystuje na wszelkie możliwe sposoby, zmuszając nie tylko do ciężkiej pracy, płacenia podatków ale i do mówienia wierszem. Na szczęście Lech, Wanda i Bieda jeszcze bardziej niż buraków nie lubią spożywanego pod rządami Popiela szczawiu, więc rozprawić się z nim muszą. Choć… to tak naprawdę on rozprawia się z nimi. Jak każdy władca, jest jeszcze zwykłym oszustem i… nie bójmy się tego słowa… mordercą. Na szczęście Światowid wymierza sprawiedliwość i daje szansę na szczęśliwe zakończenie tej ociekającej trucizną opowieści z przeszłości, zawracając Lecha i spółkę z drogi do prasłowiańskich zaświatów. By tak pogańsko nie było, pojawia się też Wojtek, czyli święty Wojciech, który, choć wiarę chrześcijańską przynosi, Ćmoków do końca nie przegania.

			Skoro tak, to i realizacja za pomysłami autorki nadążać musi. I nadąża. Próżno szukać średniowieczno-baśniowych stylizacji. Nie ma wojów, rycerzy, rumaków, zgrzebnego płótna i postrzyżyn. Zamiast nieprzebytej kniei i pól złocących się zbożem są egzotyczne kaktusy, olbrzymie paprocie, tropikalne kwiaty, w których szaleją (tak, nie boję się użyć tego słowa, bo z dostojnością nie mają nic wspólnego) bohaterowie. Nie byle jacy. To skrzyżowanie superbohaterów z leśnymi skrzatami, po „partyzancku” zamaskowanymi bujną roślinnością, na dodatek w wełnianych, zabawnych, kolorowych czapkach. Święty Wojciech zamiast brody ma wielki egzotyczny liść. Ton nadaje narrator – nieco wyliniały i mocno doświadczony przez życie, a przez to trochę przemądrzały orzeł. Biały. To ważne, bo ten z czasów Lecha – by odnaleźć się w egzotycznym klimacie – ma zielone skrzydła przypominające kaktusa.

			Barwna i nieoczywista scenografia Katarzyny Proniewskiej-Mazurek, światło „wytresowane” przez Prota Jarnuszkiewicza, które magiczne światy maluje kolorem i cieniem, doskonale oddają klimat tej lekkiej, dowcipnej i dynamicznej opowieści. Na specjalne wyróżnienie zasługuje muzyka Sambora Dudzińskiego, ciekawe dźwięki, umożliwiające zapoznanie z „egzotycznymi” instrumentami jak lira korbowa, wpadające w ucho dynamiczne piosenki, choć napisane trochę na wyrost do możliwości wokalnych części aktorskiego zespołu. Ekipa dwoi się i troi, by opowieść podać lekko, zabawnie, bez zadęcia i na tym polu odnosi ogromny sukces. Ton nadaje naiwny, dziecinny Lech Błażeja Twarowskiego i doświadczony, wyniosły Popiel Andrzeja Kuby Sielskiego. W spektaklu nie brakuje kobiecej ręki. Anna Domalewska jako Wanda nie ma w sobie nic z eterycznej księżniczki, a odzianą w kostium myszy Biedę Beaty Orłowskiej aż chce się przytulić. No i oczywiście mistrz ceremonii, bo to on tutaj rozdaje karty – Orzeł, zagrany gościnnie przez Kubę Klimaszewskiego. 

			Trochę to wszystko dziwne i zdecydowanie nieposągowe. Papierowe, niedzisiejsze legendy zamieniły się na scenie „Kubusia” w niezły kabaret, którym współczesny teatr „zaangażowany” stoi. Tak jakby niechęć do „dobrej zmiany” – tak, te słowa też ze sceny padają – dotarła nawet do teatru dla dzieci. To pewnie wyczują w spektaklu dorośli, bo „Gniazdo” jest zdecydowanie nie tylko dla małych. Mnie zapadł w pamięć zwłaszcza Gombrowiczowski… pojedynek na miny. Ale to przecież nie duzi są głównymi odbiorcami „Gniazda”. Ci mniejsi też czują klimat. Na pytania z doskonale im znanego wiersza o małym Polaku padają ze sceny zupełnie inne odpowiedzi, Lech nie jest bohaterskim człowiekiem legendą, lecz zwykłym Kmiotem, ale o niezwykle dobrym sercu. Bo to przesłanie wydaje się w „Gnieździe” najistotniejsze. Dobry człowiek znaczy dużo więcej niż dobry Polak. Żeby zostać legendarnym założycielem państwa i zyskać przychylność bogów, wystarczy uwolnić piękną raciczkę łosia, który przypadkowo stanął na jeża. Lub zamiast kłuć kaktusowymi kolcami, wymądrzać się, kłócić, zacząć wreszcie coś budować. Tylko tyle i aż tyle.
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			Fot. Bartek Warzecha. Materiały prasowe Teatru Lalki i Aktora „Kubuś”

			 

		

	
		
			 

			Odważ się z Pietrkiem (Hanna Januszewska „Mały tygrys Pietrek”, Teatr Lalki i Aktora „Kubuś”), Agnieszka Kozłowska-Piasta

			 

		

		
			Grana już w co najmniej pięćdziesięciu dwóch wersjach na deskach wszystkich teatrów dla dzieci w Polsce, bawiła maluchy co najmniej dwu lub nawet trzech pokoleń. W Kielcach wystawiana ostatnio przed trzydziestu laty. Opowieść o tygrysie, który wbrew naturze zamiast wzbudzać strach wśród innych, boi się właściwie wszystkiego, napisana przez Hannę Januszewską, otworzyła kolejny sezon w Teatrze Lalki i Aktora „Kubuś”.

			 

		

		
			„Mały tygrys Pietrek” to klasyka teatru lalek, historia ciekawa i z przesłaniem edukacyjnym: strach ma zwykle wielkie oczy, a prawdziwa odwaga pojawia się niepostrzeżenie, zwłaszcza, gdy zamiast skupiać się na sobie, zaczynamy troszczyć się o innych. Historia małego tygrysa to także opowieść o potrzebie akceptacji w grupie, nawet wtedy, gdy trochę odstajemy od reszty. Reżyserii nowej wersji przygód wystraszonego tygryska podjął się Michał Dąbrowski, a że to jego dyplom, do zadania podszedł rzetelnie, nie siląc się na udziwnienia inscenizacyjne czy „nowe odczytania” sztuki.

			Opowieść toczy się więc wartko. Tygrysy nie powinny się bać. Przecież to zwykle one wzbudzają lęk. Mały tygrys Pietrek ma więc pod górkę, zwłaszcza, gdy mama zostawia go samego w domu. Przez to, że się boi, zawstydza tygrysi ród. A ten potrafi wyciągać konsekwencje. Pozbawiony pasków przez duże tygrysy Pietrek postanawia odwagi poszukać. Trafia do miasta, w ręce kowbojów, Indian, żołnierzy, szuka akceptacji u owiec, zebry czy nawet małej myszy. Przygód ma co niemiara, a z każdą z nich lubimy tygryska coraz bardziej i coraz bardziej jest nam go żal. Duża to zasługa grającego tytułową rolę Błażeja Twarowskiego, który praktycznie przez cały spektakl nie schodzi ze sceny. 

			Oczy cieszy także warstwa inscenizacyjna, którą zawdzięczamy doświadczonemu Dariuszowi Panasowi. Zwraca uwagę zwłaszcza mnogość i formy lalek: są i muppety, pacynki, a nawet ostatnio dość często pojawiające się na deskach „Kubusia” tintamareski, w których tułów lalki doczepiony jest do głowy aktora. Największy zachwyt wzbudzają jednak zebra i rumak, które kilku aktorów w magiczny sposób składa na scenie z kilku niezależnych części czy pudełek. Bawi muzyka i piosenki Pawła Sowy, a odyseja Pietrka ma oczywiście szczęśliwe zakończenie. By ratować swoją chorą mamę, dosiada dzikiego rumaka i nie bacząc na noc, grzmoty, nawałnicę, pędzi po doktora. W dowód uznania odzyskuje odebrane paski i staje się pełnoprawnym tygrysem.

			Mimo upływu lat, zmian kulturowych, oczekiwań i zainteresowań dzieci, „Mały tygrys Pietrek” prawie zupełnie się nie zestarzał. Ten kielecki to dzieło bez fajerwerków, ale z pewnością solidne rzemiosło, dobrze zagrane, zaanimowane, które przypadnie do gustu maluchom i ich opiekunom. Przecież każdy z nas od czasu do czasu czegoś się boi. Warto poszukać odwagi z małym tygryskiem, zwłaszcza że w teatrze, a nie w telewizorze, komputerze czy na tablecie.
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			Fot. Bartek Warzecha. Materiały prasowe Teatru Lalki i Aktora „Kubuś”

			 

		

	
		
			 

			Porażka na scenie („Prapremiera dreszczowca”, Teatr im. Stefana Żeromskiego), Agata Kulik

			 

		

		
			W ramach „I Kieleckiego Międzynarodowego Festiwalu Teatralnego”, na scenie Teatru im. Stefana Żeromskiego zaprezentowały się zespoły z Polski, Hiszpanii i Węgier.

			 

		

		
			Polskę reprezentował między innymi warszawski zespół z założonego przez fundację Krystyny Jandy „Och-Teatru”. Do Kielc przyjechali oni z komedią „Prapremiera dreszczowca”. I choć nie przepadam za farsami, nie ukrywam że podczas tego spektaklu szczerze i często się śmiałam. 

			Sztuka o amatorskim teatrze (oryginalny tytuł: „The Play That Goes Wrong”), została napisana przez trzech angielskich aktorów: Henry’ego Lewisa, Jonathana Sayera i Henry’ego Shieldsa i od razu podbiła londyńskie sceny na West Endzie. Nic dziwnego, aktorzy z autopsji znają doskonale kulisy swego zawodu i wszystkie ewentualne wpadki, które mogą się przytrafić im na premierze. Dzięki swojemu doświadczeniu, potrafili doskonale oddać klimat swego rzemiosła w amatorskim wydaniu. „Prapremiera dreszczowca” opowiada bowiem o grupie poważnych wykładowców politechniki, którzy zaangażowali się w kółko teatralne. Próbują (to chyba jedyne dobre określenie) wystawić podobno (bo nie będzie nam dane się przekonać) fascynującą sztukę kryminalną pod tytułem „Morderstwo w domu Havershamów”. Niestety, jak to czasem w życiu bywa, nie wszystko idzie zgodnie z planem. Już przed rozpoczęciem sztuki okazuje się, że prawie nic nie jest dopracowane, publiczność musi czekać, aż zespół usunie usterki. Dalej jest już tylko coraz gorzej. Parafrazując słowa Alfreda Hitchcocka, napięcie już tylko rośnie, rosną też salwy śmiechu na widowni. Okazuje się, że ta premiera to wielka porażka. Zdarzają się bowiem aktorom amatorom w tym przedstawieniu wszystkie możliwe wpadki, od pomyłek tekstu, kichającego trupa do przerysowanych gestów i niedopracowanej technicznie scenografii (co szczególnie dziwi biorąc pod uwagę fakt, że przygotowali ją w końcu inżynierzy). Dodatkowym komediowym zabiegiem jest zestawienie poważnych person: docentów, profesorów i doktorów, którzy okazują się kompletnymi nieudacznikami, jeśli chodzi o aktorskie popisy. Co więcej, prywatne wtrącenia np. pani dziekan (Izabela Dąbrowska), która jest jednocześnie żoną jednego z aktorów amatorów, powodują nakładanie się na siebie ról, co również potęguje efekt komiczny. Wszystko to tworzy naprawdę wybuchową całość. 

			„Prapremiera dreszczowca” została wyreżyserowana przez Grzegorza Warchoła, który podołał wraz z całym zespołem trudnemu zadaniu, jakim jest utrzymanie atmosfery i tempa podczas przedstawienia. 

			Aktorzy świetnie radzą sobie z graniem „źle”, co wcale nie jest, wbrew pozorom, prostą sprawą. W stylu gry członków kółka teatralnego politechniki odnajdziemy zlepki klisz z seriali telewizyjnych. Całość atmosferą przypomina mi świetny serial komediowy „Grzeszni i Bogaci” (w którym występował zresztą, grający główną rolę w tym przedstawieniu Rafał Rutkowski). Przerysowane gesty, podkreślone złowieszczą muzyką i czerwoną iluminacją (nie zawsze włączoną we właściwym czasie przez „technicznego”), „dramatyczne” momenty w połączeniu z wpadkami zawartymi w scenariuszu sprawiają, że groteska króluje na scenie. Co prawda „Premiera dreszczowca” nie ma jakiegoś odkrywczego przesłania, ale czas poświęcony na ten spektakl nie należy do zmarnowanych. Ciężko mnie przekonać do farsy, ale tym razem naprawdę dobrze się bawiłam.
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			Fot. Luka Łukasiak. Materiały prasowe Teatru im. Stefana Żeromskiego w Kielcach

			 

		

	
		
			 

			Bema pamięci… nierapsod („Bem! Powrót człowieka-armaty”, Teatr im. Stefana Żeromskiego), Agnieszka Kozłowska-Piasta

			 

		

		
			Choć był generałem, wyjątkowym artylerzystą, zwycięzcą bitew pod Iganiami i Ostrołęką podczas powstania listopadowego, a na dodatek wziętym inżynierem i budowniczym kopuły w Ossolineum, w panteonie polskich bohaterów nie stoi w pierwszym szeregu. Dostał swoją 10-złotówkę i mauzoleum na sztucznej wyspie w Tarnowie, bo w zwykłej chrześcijańskiej ziemi, ze względu na wiarę, pochować go nie można było. Na podziw, zachwyt i pamięć może liczyć za to na Węgrzech, gdzie walczył i zwyciężał podczas Wiosny Ludów. Józef Zachariasz Bem trafił na listę ważnych i znanych Polaków, których z okazji 100-lecia odzyskania przez nasz kraj niepodległości, postanowił przypomnieć zespół Pożaru w Burdelu.

			 

		

		
			Okazja to nie byle jaka, więc by odpowiednią oprawę wydarzeniu nadać, kabaret wszedł w kooperatywę z Teatrem Syrena i Teatrem im. Stefana Żeromskiego. Wiosenną premierę obejrzeli mieszkańcy Warszawy, kielczanie na to wydarzenie musieli czekać aż do jesieni. Musical „Bem! Powrót człowieka-armaty” w reżyserii Michała Walczaka otworzył kolejny sezon w naszym teatrze. I trzeba to powiedzieć otwarcie. Zrobił to z solidnym przytupem.

			Ten tytułowy „powrót” polskiego patrioty to część większego artystycznego programu: 100 ekshumacji na stulecie niepodległości, których ma dokonać Teatralny Instytut Pamięci Narodowej. Jak na Pożar w Burdelu przystało, to wyjątkowe święto zapowiada żywy symbol kabaretu, czyli Edmund Zgliszczak. Z jedną z najbardziej charakterystycznych postaci kabaretu, stworzoną przez Wojana Trockiego, zmierzyła się w Kielcach Anna Antoniewicz. Nie dość, że radę dała, to jeszcze pokazała swoje nowe, diaboliczne oblicze. Ale nie o Zgliszczaku tu mowa.

			Powrotu Bema domaga się sama Polska – w wianku i stroju stylizowanym na ludowy, trochę przaśna, trochę rozpieszczona i zadufana w sobie, a przede wszystkim genialnie śpiewająca (to już zasługa aktorki, Magdaleny Placek-Boryń), zachwycona zwłaszcza faktem, że zakochany w niej po uszy generał zdecydował się na patriotyczny celibat. Bem wraca, ale jak to przy ekshumacjach bywa (choć trzeba przyznać, że na tym polu zyskaliśmy w Polsce ostatnio sporą praktykę) dochodzi do pomyłki… Zamiast niego pojawia się Abdul z Aleppo. To szybko udaje się naprawić, bo polscy dresiarze niezbyt gościnnie, ale za to z wielkim rozmachem (kija i pięści) wysyłają go z powrotem do raju.

			Ponowny proces wskrzesze­nia sprowadza wreszcie długo wyczekiwanego człowieka legendę, wybitną osobowość, nieustępliwego patriotę i genialnego stratega, wizjonera i ojca opatrznościowego Józefa Zachariasza Bema. Oj, to co współcześnie zastaje, nie do końca pasuje do jego wyobrażeń z czasów Wiosny Ludów. Barwny i niezwykle dynamiczny spektakl skrzy się humorem, a koleje losu Bema skupiają jak w soczewce wszystkie nasze współczesne wady, problemy i mocno zideologizowane opinie. No cóż, historia lubi się powtarzać. Jest problem uchodźców, których nie chcemy przyjmować, a przecież w czasach Bema byli nimi Polacy. Zaskoczony pyta, czy dług, który zaciągnęło jego pokolenie się przedawnił, czy do współczesności raczej wzrosły odsetki. Jest zazdrość, zawiść, pomówienia i izolacja, z jakimi Bem spotkał się na emigracji. Jest islam, religia, którą przyjął, by mieć szansę dalej walczyć o niepodległą Polskę. Jest nawet syryjskie Aleppo – dzielnie bronione przez Bema, a teraz doszczętnie zniszczone. Wreszcie bezgraniczne uwielbienie Węgrów, którzy pieszczotliwie nazywają go Ojczulkiem, a największe pióro tamtejszego romantyzmu Sandor Petöfi, w przerwie między bitwami pisze o nim piękne strofy, by raniony podczas bitwy skonać na rękach swojego idola. 

			Czasami spektakl pachnie wręcz trochę Monty Pythonem. Polska wygląda jakby urwała się z teledysku Donatana, a Józef Bem przypomina amerykańskiego posągowego superbohatera, który nie ulega licznym kobiecym wdziękom i pozostaje wierny swojej przysiędze i ojczyźnie (Mariusz Drężek przez cały spektakl nieustępliwie trzyma ten fason). Na dodatek tańczy z armatą, której kula ma zapalony lont, a zawiłości jego osobowości tłumaczy nam sam Zygmunt Freud. Dmowski wychodzi z szafy, Dracula z trumny, podobnie jak Mieszko i Dobrawa, a islamski raj przypomina solidny harem, w którym dla tych, którzy kochają trochę inaczej, także coś się znajdzie. Wrażenie robi feeria barw, wpadających w ucho dźwięków i tekstów, a przede wszystkim, naprawdę solidne i bez przerw utrzymywane, tempo. Mocne słowa padają ze sceny raz po raz i choć może niektórym rymom przydałoby się trochę wypolerowania (za tekst odpowiada historyk Maciej Łubieński), to celności odmówić im nie można. 

			Choć trochę wszystko uproszczone, jednostronne i z tezą, to formuła musicalu okraszonego kabaretem w zupełności twórców tłumaczy. Tu nie ma miejsca na głębokie analizy, dyskursy polityczne, sianie wątpliwości. Ma być dobra zabawa. I jest. Duzi przecież wiedzą, że nie ma jednej prawdy, a świat nie jest czarno-biały. A ci, co nie wiedzą i na wycieczki w tę czy inną stronę (polityczną, obyczajową, patriotyczną, polską, wyznaniową, historyczną – niepotrzebne skreślić) się wkurzą, mogą zawsze powalczyć. Na poduszki.
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			Fot. Bartłomiej Górniak. Materiały prasowe Teatru im. Stefana Żeromskiego w Kielcach

			 

		

	
		
			 

			Zróbmy sobie mordercę („Szalone nożyczki”, Teatr im. Stefana Żeromskiego), Agnieszka Majcher

			 

		

		
			Sherlock Holmes, a raczej jego twórca Arthur Conan Doyle, powiedział raz: What you do in this world is a matter of no consequence. The question is what can you make people believe you have done (Co robisz na tym świecie to sprawa bez szczególnych następstw. Sztuką jest sprawić, żeby ludzie uwierzyli, że coś zrobiłeś). Do takiej właśnie zabawy w pozory zaprasza nas Jerzy Bończak, reżyser komedii „Szalone nożyczki”, która miała w październiku swoją premierę w kieleckim Teatrze im. Stefana Żeromskiego.

			 

		

		
			Miałam mieszane uczucia, podążając na inscenizację tego globalnego hitu. Nie jestem amatorem komedii, co rodziło pewne obawy. Często czuję się zażenowana w momentach, gdy inni zanoszą się od śmiechu. Jednak uwielbiam oglądać telewizyjne kryminały, szczególnie te tradycyjne brytyjskie, gdzie, podążając za tokiem myślenia głównego bohatera – detektywa, czasem udaje mi się wyzbierać okruchy wskazówek i wskazać mordercę, zanim jego tożsamość zostaje ujawniona na ekranie. Zatem z nadzieją, że kryminał zdominuje sobotni wieczór, i oczekując obiecanego udziału mnie – widza – w prowadzonym na scenie śledztwie, zasiadłam wśród teatralnej widowni. Rzeczywistość odbiegła od moich oczekiwań. 

			Tekst dramatu, zgodnie z autorskimi zaleceniami poważnie znaturalizowany w przekładzie, a nawet mocno „ulokalniony”, jest naprawdę śmieszny. Zgodnie z konwencją, dowcip mało wyrafinowany przeplata się z bardziej inteligentnym humorem, wyśmiewa postawy, nie ludzi, odsłania obłudę i pazerność gatunku homo sapiens. Nie to jest jednak atutem tego przedstawienia. Po krótkiej i dość nieskomplikowanej akcji, prowadzącej do odkrycia morderstwa w mieszkaniu nad salonem fryzjerskim, aktorzy grający policyjnych detektywów inicjują aktywny udział publiczności w spektaklu. Od tej pory nic nie jest pewne – modyfikacjom ulegają dialogi, świat przedstawiony. Aktorzy i inspicjent muszą bez wahania reagować na sugestie ze strony audytorium. Widzowie sprawdzają, jak uważni byli podczas śledzenia akcji i jak dobrą mają pamięć do szczegółów. Dialog obu stron prowadzi do wyłonienia winnego w drodze większościowego głosowania. I to odkrywanie swoich możliwości kognitywno-interpersonalnych jest największym atutem „Szalonych nożyczek”. Tak modne i eksploatowane obecnie powiązanie widza z dramatem, jego interaktywność, zamiast postmodernistycznego bicia się w piersi w dualistycznym uwikłaniu: oprawca kontra ofiara, zamiast freudowskiego grzebania w psychice odbiorcy, tu wywołują dziecinną radość, satysfakcję, zaspokajają naturalna ludzką potrzebę odgrywania ról – tym razem detektywów. I ten prosty, acz genialny chwyt jest gwarantem powodzenia.

			Nie bez znaczenia jest też obsada. Kielecka inscenizacja ma wiele ról zdublowanych. W sobotnim przedstawieniu szczerze podziwiałam Beatę Pszeniczną, Teresę Bielińską, Jacka Mąkę i Bartłomieja Cabaja. Jednak to na dwóch postaciach, czy też aktorach ich uosabiających, spoczywa powodzenie tej komedii. Inspektor grany przez Andrzeja Platę moderuje kontakt sceny z publicznością. Już kiedyś pisałam o wyjątkowym talencie tego aktora do „performansów”, które wymagają bezpośredniego kontaktu z odbiorcą i dostosowywania działań scenicznych do reakcji widza, jak w stand-upie. Bez jego spontaniczności i nieudawanej (a może?) radości z kontaktu z nami, widz, najczęściej zdystansowany i sceptyczny, nie stałby się tak aktywnym uczestnikiem dramatu, jak to miało miejsce tamtego i, mam nadzieję, każdego wieczoru. 

			Drugim motorem dramatu jest postać fryzjera, grana przez Dawida Żłobińskiego. Gra on bezbłędnie uczuciowego geja, nieco narcystycznego, o dużej wrażliwości artystycznej i wyczuciu mody. Jeśli można coś tej kreacji zarzucić, to wyłącznie przerysowanie postaci Toniego na poziomie tekstu dramatu, nieco stereotypowe, co mnie razi. Pamiętać niemniej należy, że sztuka powstawała dekady temu, kiedy nie byliśmy jeszcze tak skażeni ideą poprawności politycznej. Jednak moi homoseksualni znajomi są w sferze publicznej i dziś bardziej konserwatywni w prezentowaniu swoich preferencji, w przeciwieństwie do wizerunku promowanego przez masowe media. Załóżmy jednak, że bohatera nagle trafiła strzała Amora i stąd jego zachowanie, bo co by nie mówić, realizując napisane kwestie dialogowe, Dawid spisuje się genialnie. 

			Moje rozczarowanie tymczasem najbardziej dotyczy tego, co jest atutem spektaklu. Wiedziałam, że widzowie mają możliwość wskazania winnego, ale nie, że tak naprawdę kreują, kto nim zostaje. Wspomniana miłość do kryminałów bierze się u mnie głównie stąd, że mimo zwodniczych tropów, zwanych w angielszczyźnie czerwonymi – wędzonymi – śledziami, mordercę można zawsze wskazać jednoznacznie i prawda tryumfuje, mimo matactw, dzięki rozumowi i nauce. W „Szalonych nożyczkach” poszlaki podane nam są tak spreparowane, że złoczyńcą może być każdy, a jednej prawdy nie ma, bo jest ona wyłaniana przez głosowanie. Istnieją tylko – jak w demokracji – opinie większości. To bardzo mnie rozczarowało. Liczyłam, że po wskazaniu winnego przez widzów, werdykt będzie zweryfikowany obiektywnie. Wiem, że niektórzy, jak Kurosawa w „Rashomonie”, poddają w wątpliwość możliwość poznania prawdy, ale kryminały cenię właśnie za tę dosadność. 

			To jednak mój problem. Widzowie pewnie wpadną do teatru więcej niż jeden raz, żeby obejrzeć drugą obsadę (Joanna Kasperek, Mirosław Bieliński, Łukasz Pruchniewicz), żeby zobaczyć alternatywne zakończenia. Być może i w Kielcach „Szalone nożyczki” staną się spektaklem granym długie lata przy pełnej sali. I dobrze.
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			Fot. Jacek Rzodeczko. Materiały prasowe Teatru im. Stefana Żeromskiego w Kielcach

			 

		

	
		
			 

			62 dni oczami cywila („Pamiętnik z Powstania Warszawskiego” Mirona Białoszewskiego na scenie), Łukasz Lucjusz Dubin

			 

		

		
			Uważana za jedną z najważniejszych osobistych opowieści o heroizmie, bohaterstwie i tragizmie Powstania Warszawskiego – to niewątpliwie historia Mirona Białoszewskiego przedstawiona w jego „Pamiętniku z Powstania Warszawskiego”. To historia, która dzień po dniu przedstawia bez patosu, oczami cywila, obraz burzliwych wydarzeń w Warszawie 1944 r. Świata przedstawionego za pomocą emocjonalnych przeżyć głównego bohatera: wielkiej euforii z pierwszych dni powstania, strachu, który z dnia na dzień staje się codziennością życia. Czy tragedii, którą jest niechybny upadek powstania oraz odczuwana i widziana na każdym kroku śmierć; to również i ulga końca: kapitulacji Warszawy i chwil normalności. Ważną rolę pełni tu szczerość i bezpośredniość przekazu, pisanie w prosty, naturalny i potoczny sposób, co uczyniło „Pamiętnik...” tak ujmującą i popularną książką, pozycją, bez której nie można zrozumieć realiów tamtego okresu.

			 

		

		
			Jedną z najważniejszych adaptacji tego znaczącego utworu literackiego w 2004 r. zaprezentował Teatr Telewizji; spektakl został wyreżyserowany przez Marię Zmarz-Koczanowicz. Wykreowany narrator spektaklu – w tej roli Adam Woronowicz – wcielając się w postać Mirona Białoszewskiego, tak jak on nie bierze udziału w walce zbrojnej z okupantem o wyzwolenie miasta, lecz jest zwykłym cywilem – dwudziestodwuletnim studentem polonistyki tajnych kompletów, który z setkami tysięcy warszawiaków dzieli euforię pierwszych zwycięstw i radości znikomych sukcesów Armii Krajowej, a potem, jak większość społeczeństwa, pragnie już tylko przeżyć – choć nie za wszelką cenę. Tak jak rzesze innych niekombatantów toczy ciężką walkę z głodem, pragnieniem i strachem, codzienną walkę o swoje i swoich bliskich bezpieczeństwo. Ten poruszający spektakl tworzą trzy, stworzone na jego potrzeby, rzeczywistości obrazowania: pierwszą są fragmenty archiwalnych filmów dokumentalnych nagrywanych podczas Powstania Warszawskiego i okresu okupacji, które współistnieją wraz z inscenizowanymi scenami z tamtych dni. W nich przejawia się snuta przez Mirona Białoszewskiego opowieść, zawarta w niecodziennej przestrzeni – niby czterech bezpiecznych ścian, ale i jednego okna, zza którego widać pejzaż ruder zniszczonej Warszawy oraz własnego łóżka, wokół którego piętrzy się barykada z cegieł, płyt chodnikowych i mebli. Tak właśnie tworzy się druga rzeczywistość obrazowania spektaklu – scenografia, stworzona przez Barbarę Kędzierską, która oprócz efektu wizualnego niebywale trafnie tworzy specyficzny klimat okresu i codzienności, w jakiej znajduje się główny bohater. Ostatnią, trzecią, rzeczywistością jest ukazanie obrazu współczesnej Warszawy poprzez krótkie urywki filmowe, nagrania, które prezentują piękno dzisiejszej stolicy, jak z gruzów i prawie całkowitego rozkładu – powstała nowa, odbudowana i tętniąca życiem. 

			Warstwa fabularna tworzona w tym spektaklu wiernie odtwarza opowieść snutą przez Białoszewskiego, prezentując dzień po dniu jego historię, skupia się jednak na szczególnie ważnych scenach, które tym bardziej potęgują budowany nastrój, jak również sens potrzebny do zrozumienia realiów, w jakich musiał odnaleźć się zwykły człowiek podczas powstania. Tu warto zwrócić uwagę na sceny piwniczne, które budowane są za pomocą zewsząd dobiegających odgłosów: jęków cierpienia rannych, harmidru, tłoku oraz ciasnoty, rozmów i przede wszystkim wszechobecnych modlitw, jednej wspólnej mówionej na jeden głos: „litanii piwnic”. Kolejną szczególnie przedstawioną sceną, która dosadnie wyraża wartość małych rzeczy, w tym głównie jedzenia, gdzie kromka chleba staje się cenniejsza od złota, a nawet życia, ukazuje scena rozsypanego przez Mirona worka z sucharami, który w popłochu, ryzykując swoim życiem, pod artyleryjskim ostrzałem starał się ocalić jak najwięcej z nich, gdyż wiedział, że od tego mogą zależeć jego dalsze losy. Jednakże najważniejszą scenę stanowi finał całej opowieści, symbolizujący koniec powstania, która przedstawia zetknięcie się głównego bohatera z człowiekiem rzewnie odprawiającym modlitwy, głuchego na pytania i całkowicie ignorującego obecność Mirona, tak jakby go w ogóle nie widział, czy nie chciał widzieć. Powodując tym samym, iż napotkana osoba, jej obojętność i niezrozumienie, tak samo jak zakończenie historii nie daje jednej oczywistej odpowiedzi, czy przeżycie to szczęśliwy koniec, czy jeszcze coś ma oprócz tego znaczenie?

			Innym spojrzeniem i efektem kilku lat starań Jerzego Bielunasa o zgodę rodziny poety na sceniczne wykorzystanie fragmentów „Pamiętnika z Powstania Warszawskiego”, jest stworzenie przez reżysera spektaklu z okazji 65. rocznicy wybuchu Powstania Warszawskiego (przy współpracy ze studentami wrocławskiej szkoły teatralnej), ukazującego fragmenty utworu w formie muzyczno-poetyckich scen. Spektakl, oparty na autobiograficznej opowieści Białoszewskiego, ukazuje koszmar codziennego życia setek tysięcy ludzi uwięzionych w coraz bardziej niszczonym mieście, w jego kolejnych etapach agonii. Powstał on na bazie płyty skomponowanej przez Mateusza Pospieszalskiego, płyty będącej już samej w sobie kompletnym i niepowtarzalnym projektem muzycznym, jako wielkie plenerowe oratorium z udziałem takich gwiazd polskiej sceny muzycznej, jak Kinga Preis, Adam Nowak, Maciej Maleńczuk. 

			Całe to przedsięwzięcie, bardzo nowatorsko i symbolicznie, prezentuje w sposób nieszablonowy, pozbawiony patosu i niezwykle szczery prawdę o nastrojach, emocjach i przeżyciach warszawiaków w tamtych tragicznych dniach. Ukazanych po pierwsze poprzez scenografię – prostą, instalacyjną przestrzeń z drabinkami, przeszkloną imitacją kanału i fragmentem muru, czy kilkoma stołami na kółkach, które w toku przedstawienia służą aktorom do budowania barykad, imitowania kościoła, czy zrujnowanej Warszawy. Kolejnym ważnym efektem budowania nastroju opowieści o historii Białoszewskiego jest stworzona na potrzeby tego widowiska choreografia aktorów, którzy wkładają w spektakl mnóstwo energii, by poprzez ruch sceniczny z użyciem stołów (biegają po nich, zjeżdżają z nich, wchodzą na nie, chowają się pod nimi, tworzą z nich tarcze, barykady) oddać realia powstańcze w sugestywny, plastyczny sposób. Intensywność ich działań scenicznych jest bardzo imponująca, ale i również pięknie obrazująca emocje, bo ta przedstawiona specyficzna nierówność ruchów – szybkich, które ukazują początkową euforię z wybuchu powstania, jak również popłoch uciekania przed zagrożeniem, czy powolnych – symbolizujących przeciskanie się ciasnymi, wąskimi kanałami i kłębowiska ludzkich ciał w piwnicach, doskonale prezentując cały wymiar ideowy „Pamiętnika...”. Ponadto całemu widowisku towarzyszą również współczesne wizualizacje graficzne, łączące fabularne impresje z zapisami fragmentów archiwalnych nagrań filmowych, poprzez które wyeksponowano zaburzony rytm tej autobiograficznej opowieści. 

			Jednakże najważniejszą częścią spektaklu jest jego warstwa dźwiękowa, którą Pospieszalski ubrał w mocną, rockową muzykę, jednakże nie brak tu i barokowej polifonii, melodyki godzinek litanii, aż po brzmienia popowe czy rapowane. Prezentowane utwory koncertu ukazują sceny z życia walczącego miasta widziane oczami Mirona Białoszewskiego: „Na łubudu” – żywo i energicznie przedstawia pierwsze dni powstania, radość, euforię i harmider przy budowaniu powstańczych barykad, „Litania piwnic” – modlitwę tłumów stłoczonych w piwnicach, przeżywających tam grozę nalotów i bombardowań. „Studnia w poprzek” to natomiast utwór wykorzystujący efekt ciszy, szeptów, plusku i kapania wody oparty na dramatycznym opisie przejścia kanałami ze Starego Miasta do Śródmieścia, „Katedralności” – mówią o zagładzie katedry warszawskiej, ten utwór oparto na motywach muzyki oratoryjnej i kościelnej. W „Koncercie szopenowskim” natomiast przypomniane zostaje autentyczne zdarzenie z lata 1944 r., gdy w jednej z kawiarni w centrum Warszawy pod niemieckim ostrzałem zagrano koncert szopenowski. 

			Wszystko to sprawia, że mamy do czynienia z dziełem, choć wielopłaszczyznowym w samej jego formie realizacji, to jednak bardzo spójnym, którego wielką zaletą jest prostota, w żadnym stopniu nieocierająca się o banał czy sztampę, nie ma tu ani chwili poświęconej na niepotrzebne dłużyzny. Dlatego niewątpliwie jest to wartościowe, a przy tym nieprzegadane i niebanalne przedstawienie, którego nowatorstwo tym bardziej trafnie i dosadnie potrafi dotrzeć do ludzi młodych, ale jest również niezwykłym przeżyciem artystycznym dla każdego miłośnika teatru, bowiem występujące w nim nowoczesne rozwiązania, tak często wykorzystywane dziś na scenie, nie ujmują niczego z jego wartości merytorycznej i, przede wszystkim, w sferze wizualnej, słownej i muzycznej.

			Okrągłą, siedemdziesiątą rocznicę wybuchu powstania, na zaproszenie Muzeum Powstania Warszawskiego, uświęciła sceniczną adaptacją Krystyna Janda – reżyserka i aktorka, której osoba i role postrzegane są jako jedne z ważniejszych i bardziej rozpoznawalnych symboli polskiego kina i teatru. Jej adaptacja przybrała formę oratorium, do którego muzykę stworzył Jerzy Satanowski, a jego scenerią i całą scenografią stała się Sala pod Liberatorem w Muzeum Powstania Warszawskiego. Oratorium Jandy składa się z dwóch warstw: pierwszą warstwą jest sama interpretacja aktorki, czytającej wybrane fragmenty „Pamiętnika...”, przy wyborze których, jak wspomina: Kierowałam się emocjami. Kolejność zdarzeń i porządek narracji miał dla mnie mniejsze znaczenie.

			Drugą – muzyka opowiadająca fabułę, jak i zarazem komentująca ją poprzez wstawki wokalne chóru, który dopowiada, tworzy tło, buduje napięcie. Ważna jest rozpiętość stylistyczna partii śpiewanych. Na początku partie wokalne przypominają antyczne pieśni, melodie są skoczne, urywane; frapujące pomieszanie radosnego brzmienia z niepokojem – zapowiedzią tragedii, które zaczynają piętrzyć się z coraz większą siłą, im głębiej zanurzamy się we wspomnienia Białoszewskiego. Później, kiedy już niepotrzebne są żadne zapowiedzi, kiedy codziennością staje się gehenna Warszawy, zaczynają się pieśni wręcz kościelne, religijne, które praktycznie dominują w całej adaptacji. Dzięki nim Krystyna Janda wydobyła ze wspomnień Białoszewskiego swoim szorstkim głosem esencję bólu zwykłych mieszkańców walczącej stolicy. Ponadto nastrój spektaklu budowany jest poprzez subtelną grę światła, które snopami wydobywa, wiszące w Sali pod Liberatorem, zdjęcia powstańców, co niezwykle wzbogaca całe to teatralno-wokalne doświadczenie, podkreślając moc tekstu. Wzruszającym akcentem stanowiącym godną pointę spektaklu, po tym gdy zgasną wszystkie światła, gdy ucichnie muzyka i wybrzmią ostatnie słowa narracji. Są też wyłaniające się z ciemności, zapalające się w różnych punktach muzeum znicze, które stają się swoistym symbolem oddania hołdu wszystkim poległym w powstaniu. 

			Zaprezentowane adaptacje „Pamiętnika z Powstania Warszawskiego” chociaż różnią się w sposobie prezentacji, wykorzystywanych form obrazowania rzeczywistości oraz ukazywania opowieści Białoszewskiego nie tylko słowem, grą aktorską, choreografią, czy scenografią i muzyką. Są mimo różnic bardzo podobne, a to przez to, że sięgając po opowieść Białoszewskiego nie ingerują w jej treść ani formę, która sama w sobie nie potrzebuje nic więcej do dodania, bowiem jej prostota, przejrzystość i zrozumienie sprawia, że „Pamiętnik…” jest opowieścią skończoną, uniwersalnie prezentującą powstanie takim, jakie było. Zatem możemy tu jedynie mówić o wizualizowaniu historii Białoszewskiego poprzez różne formy oraz techniki i warto tu zaznaczyć, iż zaprezentowane spektakle, choć znacząco odbiegają od tradycyjnej idei i wizji teatru, są bardzo dobrze wyważonym wizualnym, ale i słowno-dźwiękowym, dopełnieniem prezentowanej historii. To co widzimy na scenie, zaprezentowanym obrazie, wyłącznie wzbogaca i wzmacnia przekaz, wpływa na odbiór emocjonalny oraz sprawia, że u widza wzbudza się przeżywanie opowieści, jakby był jego częścią.
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			„Pamiętnik z Powstania Warszawskiego”, reż. Jerzy Bielunas. Materiały prasowe Teatru Telewizji

			 

		

	
		
			 

			Biesłan po węgiersku („My/Oni”, Teatr im. Stefana Żeromskiego), Agnieszka Kozłowska-Piasta

			 

		

		
			Stroje galowe, piosenki o nauce, przyszłości, radość, świecące słońce. Pierwszy dzień szkoły kojarzy nam się z nowym początkiem, nadzieją, optymizmem wymieszanym z niepewnością. Czternaście lat temu w Biesłanie dla uczniów szkoły nr 1 i ich rodziców, babć, dziadków, rodzeństwa ten dzień stał się największym koszmarem ich życia. Dla wielu z nich był też dniem ich śmierci.

			 

		

		
			Węgierski spektakl „My/Oni” w reżyserii Balázsa Benő Fehéra, wyprodukowany przez Szentendrei Teátrum/FÜGE/Orlai Productions, pokazany w ramach I Kieleckiego Międzynarodowego Festiwalu Teatralnego, realizowanego przez Teatr im. Stefana Żeromskiego, traktuje właśnie o tragicznym zamachu terrorystycznym w Osetii Północnej, który wstrząsnął światową opinią publiczną. To tego dnia, tuż po rozpoczęciu uroczystości, 30 czeczeńskich bojowników opanowało budynek szkoły, biorąc ponad tysiąc zakładników: dzieci i dorosłych. Przetrzymywali ich ponad 50 godzin w ciasnej, dusznej sali gimnastycznej, oczekując spełnienia żądań, przede wszystkim wycofania wojsk rosyjskich z Czeczenii. Rosyjskie siły specjalne szturmem odbiły budynek, zabijając nie tylko terrorystów, ale i zakładników. To mówią fakty i ich obecność w tym tekście nie jest przypadkowa, bo w scenariuszu spektaklu ten wątek pominięto.

			Historia opowiadana jest z punktu widzenia niewinnych, przerażonych, nierozumiejących sytuacji małoletnich zakładników. Za dramaturgię odpowiada Bence Bíró, autor partytury do „Upadania” w reżyserii Árpáda Schillinga w warszawskim Teatrze Powszechnym. O wydarzeniach w szkole opowiada para dzieciaków, odgrywana przez młodych, bo zaledwie 24-letnich aktorów: dziewczynę i chłopaka. Widownię zasypują szczegółami dotyczącymi miasteczka leżącego u stóp Kaukazu, samej szkoły, rozmieszczenia pomieszczeń i sal, nawet liczby schodów, pogody, godziny, śpiewanych na rozpoczęciu piosenek. A potem – w równie szczegółowy sposób – o przerażeniu, lękach, płonnej nadziei na nienadchodzący ratunek i przerażającym zagubieniu, które wynika z tego, że nie rozumieją działań terrorystów.

			Najbardziej uderzające są jednak te fragmenty, w których opowiadają o fizycznych cierpieniach: ciasnocie, wielogodzinnym staniu z rękami w górze, narastającym uczuciu duszności i gorąca, odwodnieniu, traceniu świadomości i niedotlenieniu. Opowiadają o kolejnych zgonach, głodzie, pragnieniu, niespodziewanych wybuchach, oglądają zwłoki. Przyglądają się nieludzkim terrorystom z bronią lub detonatorem w ręku. Sugerują ich powiązanie ze światem islamskim, mówiąc o zasłoniętych twarzach kobiet, kładąc na scenie Koran.

			W tym czasie jednocześnie i samodzielnie aranżują przestrzeń sali gimnastycznej: tworzą pajęczynę z czerwonej nici, symbolizującą drut kolczasty i okablowanie bomb, doczepiają do niej balony, które w momencie wybuchu własnoręcznie rozbijają, rzucają petardami, uruchamiają maszyny do robienia dymu, a na końcu rozlewają na podłodze litry czerwonej farby. Mimo, że wszystko dzieje się na oczach widzów, a aktorzy wręcz na chwilę z ról wychodzą, tłumacząc nam na przykład, że balon pękł za wcześnie, a maszyna do dymu się popsuła, ta atmosfera udziela się widowni. Czujemy się trochę jak zakładnicy, bo przecież nie na darmo na spektakl wybrano salę gimnastyczną, a nie scenę sali teatralnej.

			Chyba nikt nie ma wątpliwości, że terroryzm to samo zło, które sprawia, że cierpią niewinni ludzie. Żadna idea nie jest warta tego, by dla niej zabijać, mordować, krzywdzić. Biesłan jest symbolem niebywałego okrucieństwa, ale i determinacji sprawców. Jednym z wielu, jakich świadkami jesteśmy w ostatnich latach. Nie powinno tak być, a teatr to miejsce, w którym przypominać o tym warto i zespołowi węgierskiemu z pewnością się to udało. Mimo skromnej obsady, wręcz „amatorskiej” scenografii i realizacji, spektakl porusza do głębi. Biesłan jest jednak także symbolem mocarstwa, które dla politycznych korzyści nie waha się poświęcić życia swoich obywateli. A tego w spektaklu już zabrakło.
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			Fot. Attila Takács. Materiały prasowe Teatru im. Stefana Żeromskiego w Kielcach

			 

		

	
		
			 

			ROK ZBIGNIEWA HERBERTA

			Bądź wierny Idź (Poezja Pana Cogito wobec pojęcia patriotyzmu), Ewelina Dziewońska-Chudy
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			Zbigniew Herbert

			Raport z oblężonego Miasta

			83 s. ; 14 cm

			Oficyna Literacka, 1983

			821.162.1-1

			 

		

		
			27 października 2017 r. Sejm Rzeczpospolitej Polskiej przyjął przez aklamację uchwałę w sprawie ustanowienia roku 2018 Rokiem Zbigniewa Herberta. Jest to rok niezwykle ważny, nie tylko ze względu na uczczenie pamięci jednego z najwybitniejszych poetów polskich i europejskich XX wieku, ale także na obchody 100 rocznicy odzyskania przez Polskę niepodległości.

			 

		

		
			W okresie kryzysu wartości moralnych, w czasach zwątpienia, Zbigniew Herbert zawsze stał po stronie najistotniejszych zasad i idei. Warto o tym pamiętać.

			W życiu przestrzegał kodeksów etycznych, w sztuce i kulturze stale odnajdował jej sens i piękno, a jego poezja była lekarstwem na problemy codziennego świata. Walczył słowem o słowo. Wprawdzie polityka zdominowała ostatnie lata jego życia, ale przecież wciąż powstawała poezja, która pokazywała, jak godnie żyć i zachować twarz. Świat Herberta był czarno-biały. Rozróżniał to co szlachetne i podłe, dobre i złe, piękne i brzydkie. [...] wyznaczono mi z łaski poślednią rolę kronikarza zapisuję – nie wiadomo dla kogo – dzieje oblężenia – pisał poeta w wierszu „Raport z oblężonego Miasta”. Przeczytamy w nim również: [...] nasze dzieci nie lubią bajek/ bawią się w zabijanie na jawie i we śnie marzą o zupie chlebie i kości/ zupełnie jak psy i koty [...]. Poeta nie miał złudzeń. Przedstawiał fakty i uwrażliwiał. Ojczyzny się nie wybiera. Tu się urodziłeś i tu jest twoje miejsce, bądź więc wobec Niej lojalny – grzmiał Herbert. Stąd rodzi się nam pytanie o granice moralności, zdolności do oddania cierpienia i życia za swoją Ojczyznę. 

			Naczelnym problemem jego poezji staje się jednostka uwikłana w historię, poeta zaś zyskuje miano »mistrza paraboli« – pisze biograf Herberta. [A. Franaszek, „Poznawanie Herberta”, Kraków 1998, s. 14.]. Jednym z ważniejszych zagadnień, na jakie autor „Przesłania Pana Cogito” próbuje zwrócić uwagę w swojej twórczości, jest przypominanie o nienaruszalności wartości ludzkich. Odwołując się do świata mitów, poeta konfrontuje wartości, które zachowały się w ludzkiej kulturze z doświadczeniem i rozczarowaniem epoki, w której przyszło mu żyć i pracować. By przetrwać, próbuje ocalić zdolność do samodzielnego myślenia. Kim więc jest? Na to pytanie odpowiada Stanisław Barańczak, który wyjaśnia: Jest człowiekiem na wskroś współczesnym, który za sobą ma wojny i zmiany ustrojów, wokół siebie – paradoksy codziennego życia, przed sobą – nadzieje i niepokoje przyszłości. [S. Barańczak, „O czym myśli Pan Cogito”, w: A. Franaszek, „Poznawanie Herberta”, Kraków 1998, s. 195]. Z kolei sam Herbert [...] modli się o śmierć gwałtowną i ta mu zostanie przyznana. Jak więc od człowieka, natrafiającego na ciągłą mentalną przepaść nie tylko polityczną, ale i moralną, wymagać bezgranicznego heroizmu oraz świadomych wyborów? Bądź wierny Idź – odpowiada Herbert. Słowa te świadczą o wyjątkowości jego poezji. Uświadamiają nam, że trudna, niespokojna i nieokreślona sytuacja życiowa, społeczna, gospodarcza czy polityczna, tak naprawdę nigdy nie zwalania człowieka od podejmowania świadomych decyzji. Poeta wie, że dopiero wtedy, gdy odbuduje się świat wartości, można szukać istoty sensu, można także powrócić na kamienne łono ojczyzny – „żeby dać odpowiedź. Ta gotowość powrotu i konfrontacji z rzeczywistością oznacza wewnętrzne poczucie wolności. Bo tylko człowiek wolny wewnętrznie może tak naprawdę świadczyć wszystkim najważniejszym wartościom. I tylko on może – wbrew naciskom i szaleństwom XX-wiecznej historii – być świadkiem istotnych przemian społecznych i politycznych. Trzeba mieć herbertowską odwagę, by zadać sobie to pytanie: czy potrafię być wolny wewnętrznie? A może właśnie teraz, w XXI wieku, warto odpowiedzieć sobie na to pytanie.

			Należy pamiętać, że dzieła Zbigniewa Herberta pobudzały różne grupy społeczne do rozmaitych działań. Słynne „Przesłanie pana Cogito” i sama postać pana Cogito, cała twórczość poetycka Herberta, przeprowadzone z nim wywiady i spotkania – to wszystko wpływało na kształtowanie postaw obywatelskich i prowokowało do szeroko rozumianych postaw opozycyjnych czy krytycznych wobec zastanej rzeczywistości. I właśnie teraz jest ten moment, żeby uświadomić sobie, iż [...] ocalałeś nie po to aby żyć/ masz mało czasu trzeba dać świadectwo. Herbert przestrzega także, iż naród, który traci pamięć, traci sumienie. Niech to krótkie przesłanie poety stale buduje naszą świadomość, tożsamość i poprawność polityczną, a także przypomina nam o najważniejszych ludzkich wartościach.

			 

		

	
		
			 

			LITERATURA

			Wieloświat zdarzeń (Wiesław Myśliwski „Ucho igielne”), Michał Siedlecki

			 

		

		
			Na rodzimym rynku wydawniczym ukazała się właśnie najnowsza powieść Wiesława Myśliwskiego zatytułowana „Ucho igielne” (2018). To wieloświat prozatorskich zdarzeń, w którym ludzka młodość przegląda się misternie w lustrze starości i vice versa. Z magii wielobarwnych słów tworzy tu prozaik równoległe światy, w których jego bohaterowie mierzą się na co dzień z paradoksami dookolnej rzeczywistości.

			 

		

		
			Wiesław Myśliwski urodził się w 1932 roku w Dwikozach na Sandomierszczyźnie. To autor dwukrotnie uhonorowany Nagrodą Literacką Nike – za powieści „Widnokrąg” (1997) oraz „Traktat o łuskaniu fasoli” (2007). Artysta opublikował ponadto powieści: „Nagi sad” (1967), „Pałac” (1970), „Kamień na kamieniu” (1984), jak również „Ostatnie rozdanie” (2013). Pisarz wydał także następujące dramaty: „Złodziej” (1973), „Klucznik” (1978), „Drzewo” (1988) i „Requiem dla gospodyni” (2000). Jego utwory wystawiano na scenach teatrów oraz filmowano: „Przez dziewięć mostów” (1971), „Pałac” (1980), „Klucznik” (1979) i „Kamień na kamieniu” (1995). 

			Myśliwski pozostaje laureatem wielu prestiżowych nagród oraz wyróżnień. Otrzymał między innymi Nagrodę Literacką im. Władysława Reymonta (1997), Nagrodę im. Alfreda Jurzykowskiego (Nowy Jork 1998), Nagrodę Literacką Gdynia (2007), Złote Berło Fundacji Kultury Polskiej przyznawane wybitnym polskim twórcom (2011), jak też Nagrodę Literacką m. st. Warszawy (2014).

			Za „Traktat o łuskaniu fasoli” otrzymał zaś pisarz w 2011 roku we Francji Grand Prix Littéraire de Saint-Émilion, a za „Kamień na kamieniu” – wespół z tłumaczem Billem Johnstonem – The Best Translated Book Award.

			Powieści prozaika zostały przetłumaczone na wiele języków, w tym na: angielski, hiszpański, francuski, niemiecki, niderlandzki, hebrajski, czeski, słowacki, litewski, włoski, słoweński, serbski, chorwacki, jak również turecki. Przyjrzyjmy się teraz pokrótce poszczególnym z nich.

			 

			Od nurtu chłopskiego do metafizyki 

			Twórczość autora „Pałacu” obfituje w opisy metafizycznych relacji człowieka z otaczającym go uniwersum. Świat wewnętrzny bohaterów jego powieści również jest determinowany przez to, co transcendentne, pozazmysłowe i nieokreślone. Myśli i czyny tych postaci można więc tutaj interpretować jako próbę zmierzenia się istoty ludzkiej z odwieczną tajemnicą istnienia. Główni polscy badacze powieści artysty skupili się jednak w swoich pracach przede wszystkim na przynależności jego dzieł do nurtu chłopskiego (Henryk Bereza); na psychoanalizie (Czesław Dziekanowski) oraz perspektywie świadectwa (Zygmunt Ziątek).

			Debiut powieściowy Myśliwskiego został bardzo dobrze przyjęty przez rodzimych krytyków i pisarzy (vide Julian Przyboś i jego recenzja „Nagiego sadu” w „Życiu Warszawy” pt. „Niezwyczajny debiut”). To metafizyczna saga, w której obdarzony niezwykłą imaginacją ojciec staje się jedynym i bezkompromisowym kreatorem losu własnego syna. W ich symbiotycznej relacji – zdominowanej przez niezwykle silne emocje oraz uczucia – zawiera się więc całe tajemnicze przesłanie tej jakże symbolicznej w swojej strukturze książki.

			Równie przychylnych opinii krytyków i literaturoznawców doczekał się drugi utwór Myśliwskiego pt. „Pałac”. Stanisław Barańczak twierdził na przykład, że występujący w fabule tej książki wątek „pana i sługi” stanowi w polskiej literaturze najbardziej zmitologizowaną parę powieściowych postaci. Jakub „owczarz” – główny bohater „Pałacu” – to przede wszystkim postać symboliczna, próbująca za wszelką cenę zostać dziedzicem. 

			„Kamień na kamieniu” pozostaje zaś – według Jerzego Lisowskiego – esencją polskości, powieścią o specyficzności losu rodaków na tle fatum człowieka w ogóle, ale też repertuarem tematów rodzimych w ścisłym powiązaniu z ich globalnymi, europejskimi odpowiednikami. Dostrzec ten fenomen pozwala właśnie – zdaniem tłumacza – chłopskość tej książki.

			„Widnokrąg” jest szczególną powieścią w dorobku Myśliwskiego. Warto ją jednak przede wszystkim czytać jako utwór, w którym pisarz prezentuje misternie – na podstawie tajemniczych i barwnych losów głównego bohatera Piotra – poznawczy horyzont społeczno-kulturowy współczesnego człowieka, targanego ciągłymi wątpliwościami natury moralno-egzystencjalnej.

			„Traktat o łuskaniu fasoli” łączy natomiast w sobie elementy dysertacji naukowej, dotykającej spraw nie tylko stricte akademickich, lecz również odnosi się do pytań związanych z istnieniem Boga, a także do tego, co zwykliśmy powszechnie określać jako aprioryczne, pozazmysłowe, irracjonalne, oniryczne, fenomenalne, transcendentne, obce, zagadkowe, abstrakcyjne, a także niedostępne zwykłemu ludzkiemu doświadczeniu.

			Podobnie rzecz wygląda z fabułą „Ostatniego rozdania”. W centrum prozy pisarza znajduje się bowiem nie tylko to, co metafizyczne, ale i to, co istotne w wymiarze ogólnoludzkim. Prozaik prezentuje więc w swoim dorobku realnego człowieka, którego los – najpierw determinowany przez wiejskie uniwersum, potem przekraczający jednoznaczne wpływy historyczno-społeczne – stara się on już od swojego debiutu opowiedzieć, bo tylko tak jako artysta może dać człowiekowi autentyczne istnienie. 

			 

			Wrota 

			„Ucho igielne” nie wpisuje się w żaden sposób w nurt chłopski w polskiej literaturze, którego Myśliwski był przecież jednym z prekursorów. Nie przypomina też raczej pod kątem swej fabuły i przesłania wcześniejszych utworów prozaika. Choć punktem centralnym powieści pisarza pozostaje (…) zachowana niemal w pierwotnym stanie dawna furta dominikańska, stanowiąca fragment średniowiecznych murów obronnych (…) Sandomierza, od której zresztą bierze nazwę tytuł niniejszego utworu, to ma tutaj ona raczej wymiar symboliczny, stanowiąc swego rodzaju alegoryczne wrota do wewnętrznej iluminacji, której każdy człowiek musi doświadczyć, by poznać samego siebie, zrozumieć swoją naturę i zaakceptować, bądź pokonać wszelkie jej pozorne ograniczenia.

			Tekst Myśliwskiego liczy 424 strony. Składa się z dziesięciu rozdziałów. Został wydany przez krakowski „Znak”. Na jego okładce wykorzystano obraz autorstwa Stanisława Baja pt. „Ucho igielne” (2018). Premiera najnowszej powieści autora „Kamienia na kamieniu” miała miejsce 17 października tego roku i już zdążyła wzbudzić zachwyt wśród wielu polskich czytelników. 

			Trudno nie zgodzić się z następującą recenzją wydawniczą owej książki: (…) to rzecz o tym, jak upływający czas odciska piętno na ludzkim doświadczeniu siebie i świata. Piękna, głęboka literatura, w której przenikliwość obserwacji i swoista czułość wobec człowieka splatają się z wymiarem symbolicznym. Bardzo ważna pozostaje w tym miejscu też, co najmniej, jeszcze jedna kwestia. Fabuła interpretowanego tutaj dzieła prozaika nadaje bowiem przemożny sens współczesnemu światu spod znaku powszechnej cyfryzacji oraz globalizmu, wyjaławianemu często z wyższych wartości.

			Spośród wszystkich książek Myśliwskiego, ta zda się skrywać najwięcej tajemnic, dotykając subtelnie spraw ludzkiej egzystencji w jej wymiarze uniwersalnym. Życie i śmierć, zwycięstwa i przegrane, młodość oraz starość składają tu literacki hołd miłości, tej ekstatycznej burzycielce wszelkiej ułudy, z której budujemy miraże naszego losu: Nigdy nie wyznałem jej miłości ani ona mnie, jakby jakiś lęk nas powstrzymywał. Gdy miałem już na wargach, kocham cię, słowo nie chciało mi wybrzmieć w ustach. Czy się domyślała? Jestem pewny, że tak. (…) Podejrzewałem, co prawda, choć przyznaję, było to z mojej strony niecne, że z jakichś powodów broni się przed moją miłością. A jednocześnie podawałem w wątpliwość te podejrzenia.
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			Intymnie (Jan Nowicki „Piosenki, czasem wiersze”), Agata Orłowska
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			Jan Nowicki dał się poznać. Dał się poznać inaczej. Nie tylko poprzez ikonę, którą stał się w polskim filmie i teatrze. Nie tylko jako pedagog, piewca sztuki epistolarnej czy błyskotliwy twórca felietonu. Nie tylko jako pisarz. Jesienią tego roku podzielił się również swym najintymniejszym ze światów – poezją.

			 

		

		
			Biorąc do ręki satynowy tomik, poniekąd wiedziałam z czym będę mieć do czynienia. „Piosenki, czasem wiersze” miałam przyjemność poznać jeszcze przed złożeniem, na etapie wyboru utworów. Wówczas było to z mojej strony przypatrywanie się nagiej tkance – wspomnień, emocji, refleksji, pełnych głębi westchnień. Bez zdjęć, nagrań czy muzycznych notacji. Tym razem… zostałam zaproszona na ucztę. Otóż „Piosenki, czasem wiersze” jeszcze przed otwarciem witają nas w sposób zmysłowy. Miękka w dotyku, kobaltowa okładka, a za nią słowo w objęciach obrazu i rytmu, ukazujące spójność czucia i użytej formy. Nie sposób pominąć śpiewu autora z Sylwią Nadgrodkiewicz przy akompaniamencie Włodka Kiniorskiego na dołączonej płycie.

			Melodia wierszy, piosenek, nieraz prozy, grana jest tu konsekwentnie na cztery nuty, może pięć. Każda z nich przedzielona jest refleksyjnym wspomnieniem, czasem pejzażem zawiązującym kontekst, niejako o dwóch porządkach – horyzontalnym i wertykalnym. Pierwszy związany jest z pojęciem drogi, ścieżek życia, przemierzanych przez każdego od początku do umownego końca. Drugi porządek, dyktowany wyższą koniecznością, wydaje się poniekąd kontynuacją pierwszego, gdy tamten dobiega kresu („Przychodzimy. Odchodzimy”). I to on, zdaje się, wyznacza nutom tonację.

			Jest w niej miejsce na przyjaźń. Ale taką, która porównując się z miłością, wydaje się od niej lepsza – mniej zachłanna, bo składająca się z pełnych akceptacji ciszy i rozstań („Przyjacielowi”). Nawet gdy mowa o tym ostatecznym, które, wydawać by się mogło, jedynie przenosi ją do świata poza czasem „Tą ulicą zawsze już Pan będzie szedł”. Domyślamy się o kogo chodzi. Twórca „Piwnicy pod Baranami”, Piotr Skrzynecki, to niemy bohater pierwszych czterech piosenek i wierszy.

			Druga nuta, a wraz z nią kolejnych kilka utworów, wybrzmiewa bieżącym tętnem świata. Znajdziemy w niej echo dzisiejszych problemów („Dzieci uchodźców”), zdystansowaną tęsknotę za wartościami i ideami, za zwykłą ludzką otwartością („Świecie nasz”), która nierzadko w odniesieniu do najbliższych okazuje się wyzwaniem najwyższej próby. „Dwa milczenia” oraz „Ojciec i syn” to nie tylko wyznania miłosne, ale również przejmująca opowieść o trudach ojcostwa-synostwa, a może nawet próba ich zadośćuczynienia?

			Czwarta nuta opowiada o miłości. Spełnionej, która przywraca do życia, do namiętności, w której tak pięknie „Jesteśmy”, do najprostszych codziennych zachwytów. Która potrafi ocieplić reguły rzeczy. Która – na początku przynajmniej – nie dopuszcza myśli o kresie. Myśl ta ponownie wybrzmiewa w ostatniej części tomiku. W pożegnaniu starca, gołębia, wilka… Zbyszka Wodeckiego i „Ostatniej prośbie”, w „Przemijaniu”, którego szczęściem, czarem i wartością pozostają wspomnienia.

			 

		

	
		
			 

			Wędka rzucona dla młodych („Poetycki połów” Biura Literackiego), Aleksandra Sarna
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			„Połów” to tytuł projektu, realizowanego po raz dwunasty przez Biuro Literackie, którego celem jest wyróżnienie i zauważenie młodych twórców, literackich debiutów. Ma za zadanie pomóc młodym autorom wkraczającym na poetycką ścieżkę. Co roku Biuro Literackie wydaje nieduży tom, w którym znajdują się wyłonione przez jury debiutanckie utwory. Czas na jego dwunaste wydanie, rok 2017.

			 

		

		
			Na Poetyckie Debiuty 2017 składają się wiersze dziesięciu młodych twórców. Socjologicznie rzecz ujmując, twórców pokolenia Y (urodzonych w latach 80. i 90. XX wieku), wychowanych w „globalnej wiosce”, śmiało korzystających z Internetu i mediów cyfrowych. Mimo punktów wspólnych, widać dużą rozpiętość tematyczną w prezentowanych utworach. Od miłości, erotyki przez codzienność, po pamięć, przeszłość, śmierć. Autorzy zaznaczają ulotność chwili, mimo młodego wieku, wyróżnia ich duża wrażliwość na wszystko, co przemija. Ich wiersze to często jedyny nośnik danej chwili, to jedyna fotografia zdarzenia, które obserwują (Paweł Bień, „W źrenicy nocy dwie kobiety”). Stają się świadkami zwyczajnych sytuacji i doszukują się w nich niezwyczajności, idąc tropem Szymborskiej „Nic dwa razy się nie zdarza” i opisują właśnie tę niepowtarzalność, wyjątkowość chwili, nawet jeśli jest to tylko jedzenie kebaba w samochodzie. Przywołanie kebaba nie jest też przypadkowe. Ten przysmak z Azji Środkowej to poniekąd millenialsowy symbol: transformacji, tolerancji, nocnych wypraw zakończonych pod całonocną budką. Sięgają także po regionalne motywy, zaznaczając tym samym swoje pochodzenie, utrwalając to wśród czego się wychowali, co na nich wpłynęło, jak np. Katarzyna Szweda, która w swych utworach mocno zaznacza łemkowskie akcenty rodem z Beskidu Niskiego, miejsca w których się urodziła.

			W tych utworach młodych widać jak stare przemija, ustępuje miejsca, a nowy ład często tworzy się na gruzach przeszłości. Problemem współczesnego świata są kruche, jednorazowe znajomości. Nie znamy sąsiada, pani z warzywniaka. Odgradzamy się murem i ochroną, a deweloperzy tworzą nam pozorną strefę intymną (Maciej Konarski „Anarchitektura wnętrz”). Młodzi autorzy nie boją się śmiałych wyznań (Krzysztof Schodowski „Dłonie, które grzebały”), manifestują swoją świeżość, nawołują do korzystania, czerpania z bycia tu i teraz (Paulina Pidzik „Kruche”). To poezja wyzwolona od literackich konwenansów, kanonów, reguł i poetyk. 

			Połów 2017 to świeże spojrzenie pokolenia wkraczającego na literackie ścieżki. Oczywiście należy tu wymienić wszystkich dziesięciu poetów (również ku utrwaleniu ich nazwisk), którzy zostali docenieni w ubiegłorocznej edycji projektu: Paweł Bień, Maciej Konarski, Nina Manel, Paulina Pidzik, Jan Rojewski, Krzysztof Schodowski, Grzegorz Smoliński, Przemysław Suchanecki, Katarzyna Szweda. Być może nazwiska te warto zapamiętać, by w szczycie ich sławy siegnąć po Połów 2017. I powrócić do literackiego debiutu.

			 

		

	
		
			 

			W sprawie... (Ewa Beynar-Czeczott „Mój ojciec, Paweł Jasienica”), Martyna Musiał
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			Paweł Jasienica, a właściwie Leon Lech Beynar, to jeden z najlepszych i najchętniej czytanych pisarzy historycznych. Obok książek zawierających eseje, do których można zaliczyć „Polskę Piastów”, „Myśli o dawnej Polsce” czy też „Polskę Jagiellonów”, pisał również teksty dla wielu czasopism – współpracował choćby z „Tygodnikiem Powszechnym”. 

			 

		

		
			Twórczość literacka nie jest jedynym powodem, dla którego warto bliżej poznać jego życiorys. Ewa Beynar-Czeczott, autorka jego biografii, z perspektywy córki przedstawia nie tylko liczne dokonania publicysty, który przez lata zmagał się z politycznymi prześladowaniami, ale również kreśli prywatny portret człowieka oddanego rodzinie.

			Beynar już od najmłodszych lat interesował się historią, chociaż nie była to jego jedyna pasja. W czasach studenckich był członkiem Klubu Włóczęgów w Wilnie, do którego należał między innymi Czesław Miłosz. To tam poznał swoją przyszłą żonę. Niestety, wybuch wojny położył kres wyprawom i ich sielskiej atmosferze. 

			W czasie wojny Beynar brał udział w działalności konspiracyjnej, należał do Związku Walki Zbrojnej, a później Armii Krajowej w brygadzie „Łupaszki”. Ranny, dochodził do zdrowia we wsi Jasienica, od której przyjął swój pseudonim literacki.

			Koniec wojny był ulgą, niestety nie zakończył wszystkich problemów. Jasienica przez lata musiał walczyć choćby z cenzurą. Za to czytelnicy coraz chętniej sięgali po jego książki. Cenili ich unikalne spojrzenie na dzieje Polski i uniwersalne komentarze dotyczące sytuacji politycznej. Trudno byłoby go uznać za ulubieńca ówczesnej władzy. Po podpisaniu Listu 34, w którym autorzy protestowali przeciwko ograniczeniom przydziału papieru oraz zaostrzeniu cenzury hamującej rozwój kultury, a następnie wystąpieniu po Marcu ‚68, w którym poparł studenckie protesty i przeciwstawiał się antysemityzmowi, stał się celem ataków partyjnych, które podkopały jego zdrowie.

			Dzięki biografii autorstwa jego córki poznajemy Jasienicę nie tylko jako poczytnego pisarza i opozycjonistę, ale również od strony prywatnej, jako męża i ojca. Wyczucie historii i sytuacji politycznej nie przekładały się w jego przypadku na orientację w codziennych sprawach, jak prace domowe czy ceny. Nigdy też nie nauczył się prowadzić samochodu, mimo że go posiadał. Jako ciekawostkę można przyjąć, że był alergikiem, przez co nie mógł jeść, choćby, pomidorów. Jako człowiek towarzyski i szarmancki, o dużym poczuciu humoru, wzbudzał powszechną sympatię wśród znajomych – szczególnie kobiet.

			I chociaż lubił kobiety – przede wszystkim dla niewinnego flirtu – związki z płcią piękną nie zawsze okazywały się dla niego dobre. Po śmierci pierwszej żony ponownie wziął ślub. Po latach wyszło na jaw, że jego wybranka, Zofia O’Bretenny, była szpiegiem. Regularnie zdawała raporty dla bezpieki, w których donosiła o najdrobniejszych szczegółach jego życia.

			Beynar-Czeczott stworzyła wyrazisty i wielowymiarowy portret ojca, który przysłużył się historii Polski zarówno swoją twórczością, jak i postawą, ale przede wszystkim był ciekawą osobą.

			 

		

	
		
			 

			Historia pewnych farb (Tomasz Kozłowski „Remedium”), Katarzyna Sobota
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			„Remedium” to prozatorski debiut Tomasza Kozłowskiego z Kielc, z wykształcenia inżyniera, a (jak podaje na okładce wydawca) z zamiłowania fotografa, rzeźbiarza i malarza. Teraz próbuje on swych sił w literaturze (publikacja vanity press), proponując czytelnikowi urokliwą opowieść, w której pierwsze skrzypce grają… farby.

			 

		

		
			Nie byłoby w tym nic szczególnego, gdyby nie fakt, że barwna zawartość sześciu słoików zapakowanych w stare drewniane pudło odznacza się nietypowymi właściwościami – przywraca zdrowie chorym, a życie umarłym. Na dodatek niezwykłe farby należą do tajemniczego starca o wyglądzie Merlina od króla Artura.

			Intrygujące farby i ich właściciel odbywają podróż w czasie. W 1799 r. zagadkowy wędrowiec oddaje swój skarb asesorowi Alojzemu Chynowskiemu, pogrążonemu w żałobie po śmierci ukochanej córki, Jadwigi. Za zachętą przybysza Chynowski, utalentowany portrecista, maluje wizerunek zmarłego dziecka. Nie udaje mu się jednak ukończyć obrazu. Jadwiga wprawdzie powraca do żywych, ale jako kaleka utykająca na lewą nogę…

			Sto lat później farby trafiają w ręce młodego malarza, Franciszka Okrumży, studenta krakowskiej Akademii Sztuk Pięknych. Niedługo potem spotyka miłość swojego życia, Anielę, cierpiącą na niedowład lewej nogi. Młodzieniec postanawia sportretować ukochaną za pomocą magicznych farb i przywrócić jej sprawność. Niestety, przez własną głupotę traci pudło z sześcioma bezcennymi słoikami tuż przed ukończeniem dzieła… 

			Rok 2009. Farby zostają wystawione na sprzedaż podczas aukcji malarstwa młodopolskiego w Warszawie. Nabywa je pewien starszy pan, którego wnuczka, Monika, porusza się na wózku inwalidzkim. Tymczasem młoda konserwatorka obrazów, Joanna, otrzymuje zadanie odrestaurowania dzieła Okrumży pt. „Remedium”, które ma trafić na uroczystą wystawę z okazji 140. rocznicy urodzin artysty. Ktoś zniszczył dolną część portretu, zamalowując ją na czarno. Zaintrygowana kobieta rozpoczyna prywatne śledztwo.

			Tak czarodziejskie farby przechodzą z rąk do rąk, stając się zapalnikiem niespodziewanych wydarzeń, które odmieniają życie kolejnych osób. Jednak utwór Tomasza Kozłowskiego, choć ma w dużej mierze charakter baśniowy, nie przynosi oczywistych rozwiązań losów bohaterów. Motyw uzdrawiających kolorów zderza autor z dramatem kalectwa, które naznacza cztery młode kobiety żyjące w różnych epokach – Jadwigę, Anielę, Monikę i Joannę. Powrót do zdrowia nie zawsze następuje, a jeśli już do niego dochodzi, przychodzą kolejne wyzwania, którym bohaterki muszą stawić czoła. Tak dzieje się w przypadku Joanny, która chcąc pomóc Monice (a także samej sobie), wynosi bezprawnie obraz Okrumży z pracowni konserwatorskiej, co skutkuje utratą pracy.

			Ponadto magiczne farby ujawniają swą moc tylko wtedy, gdy zostaną właściwie użyte. Nie każdy potrafi poradzić sobie z takim narzędziem, czego dowodem jest postępowanie młodego malarza Franciszka. Bohater ten okazuje się człowiekiem rozdartym między miłością do ukochanej kobiety a osobliwymi urokami życia w krakowskiej bohemie, lubującej się nie tylko we wzniosłych doświadczeniach artystycznych… 

			Aby więc tytułowe remedium zadziałało, potrzeba nie tylko rezygnacji ze „szkiełka i oka”, ale i odwagi w podjęciu ryzyka, gotowości do poniesienia trudnych konsekwencji, a także wyrzeczenia się niełatwych do opanowania skłonności. Książka Tomasza Kozłowskiego w ciekawy sposób ujmuje także temat samego malarstwa. Jawi się ono nie tylko jako dziedzina sztuki, ale i wyraz ludzkiej tęsknoty za bezpowrotnie utraconymi skarbami życia, nadziei na ich odzyskanie oraz chęci naprawy życiowych błędów.

			 

		

	
		
			 

			HISTORIA

			Jak to Polacy radzili sobie na Syberii (Pamiętnik Józefa Zemły), Piotr Kardyś

			 

		

		
			W posiadaniu mieszkańca Skarżyska-Kamiennej znajduje się pamiętnik oficera z 56 pułku piechoty CK armii z Wielunia, podporucznika Józefa Zemły. To bardzo pouczająca lektura, autorstwa człowieka, który nawet przez moment nie popadł w zwątpienie co do możliwości powrotu do kraju rodzinnego, a który wręcz z olbrzymią aktywnością uczestniczył w życiu polskiej społeczności na kirgiskim stepie.

			 

		

		
			W Rosji znalazł się stosunkowo szybko, bo już w grudniu 1914 r., dostał się do rosyjskiej niewoli podczas wielodniowej bitwy toczonej na terenie Jury Krakowsko-Częstochowskiej w listopadzie 1914 roku. 

			Za Uralem, dokąd przetransportowano go koleją, pierwszym miejscem postoju był Kurgan nad Tobołem w Kirgistanie. Generalnie, jeńcy oficerowie rozlokowani byli w różnych wsiach, wśród ludności tubylczej, na obszarze od Kurganu do Omska, w tzw. czajniach, przy czym praktyką było mieszanie jeńców różnych narodowości. Zemła przebywał razem z Czechami, Serbami, Rumunami, Włochami, Niemcami, Ukraińcami, Węgrami, Turkami. W niewoli zorganizowali sobie zupełnie przyzwoite warunki bytowe. Bez większych problemów otrzymywali pozwolenia od „prowadzącego” oficera rosyjskiego, notabene zrusyfikowanego Polaka, na odwiedzanie innych obozów, a nawet na wizyty u miejscowych popów, korzystając z zaproszeń na „herbatkę”. Inną ciekawostką może być fakt otrzymywania już w marcu 1915 r. kartek pocztowych od znajomych i rodziny z Wiednia. Stałym elementem w pamiętniku Zemły są opisy miejscowych kirgiskich zwyczajów, zdjęcia Kirgizów, jurt czy widoków obozów w stepie, widoki miast, ciekawych architektonicznie obiektów, syberyjskich krajobrazów. Wydaje się, że to widomy znak zainteresowania lokalną społecznością, kulturą i przyrodą. Nasuwa się w tym momencie skojarzenie z tak typowym dla ówczesnych Polaków zainteresowaniem obcymi, rzec by można „etnograficznym”. 

			Wspominając baraki obozowe napisał, że najprzyjemniej było przebywać w niemieckich, gdzie panował porządek i spokój. Z czasem znalazł się w Nowomikołajewsku nad Obem, gdzie obserwował początki rewolucji. Z jego notatek wynika, że jeńcy chodzili na przykład na ślizgawkę, dostawali książki, a jednocześnie mogli być werbowani do nowo powstałych formacji wojskowych, np. Legionu Czeskiego! 

			W okresie dominacji na tym terenie „białych” Polacy zorganizowali swoją drukarnię, gdzie wydawali kilka gazet, wykonywali wszelkie druki dla potrzeb polskich oddziałów wojskowych na Syberii, polskie stowarzyszenia i oddziały wojskowe posiadały konta bankowe w Syberyjskim Banku Handlowym, działały kasyna i szkoły oficerskie, polskie szkółki elementarne, harcerstwo, kwitł handel z Chińczykami, którzy przedostawali się np. do Nowomikołajewska przez Góry Ałtaju, a którzy traktowali Polaków, jak swoich opiekunów przed napaściami bolszewików na lokalnych targowiskach. Regularnie odbywały się defilady polskich oddziałów wojskowych, działały katolickie parafie. 

			Społeczność polska na olbrzymim stepie kirgiskim zorganizowana była wzorcowo. Funkcjonowało około 60 różnych przedstawicieli terenowych Polskiego Komitetu Wojennego w 1918-1919 roku, w rodzaju delegatów, emisariuszy, Domów Polskich. Udzielali się w nich kolejarze przy stacjach, na których pracowali, także dawni ziemianie, aptekarze, dyrektorzy komór celnych, weterynarze, urzędnicy, kupcy, księgarze, adwokaci, sędziowie, księża. 

			W polskich gazetach drukowano informacje z kraju pozyskiwane głównie z prasy amerykańskiej, która docierała tu z Japonii, utrzymywano ożywione kontakty z przedstawicielami Republiki Francuskiej w Omsku. 

			Wszystko, co dobre skończyło się wraz ze zwycięstwem bolszewików i wycofaniem się Czechów do Władywostoku, którzy to pozostawili kilkanaście tysięcy polskich żołnierzy w głębi stepów stawgorodzkich i kułundujskich. Rozpoczęła się niewola sowiecka, która miała już całkiem inne oblicze. Autor pamiętnika wspomina obozy koncentracyjne, ciężką pracę i braki żywności oraz złe traktowanie jeńców Polaków, zwłaszcza wobec faktu wojny polsko-bolszewickiej. Ale nawet wówczas nie zrezygnował z pisania pamiętnika, tyle że ówczesne zapiski przypominają już więzienne grypsy. 

			Po szczęśliwym powrocie do kraju J. Zemła był jednym z założycieli Związku Sybiraków w 1926 r., i jak wielu mu podobnych, podzielił ich los po agresji niemieckiej na Polskę we wrześniu 1939 r. Zginął 10 marca 1941 r. w obozie koncentracyjnym Mauthausen na terenie Austrii.
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			Fot. Piotr Kardyś

			 

		

	
		
			 

			Po latach „bajań”... („Zamek królewski w Chęcinach na tle Europy Środkowej. Geneza - funkcje – znaczenie”), Piotr Kardyś
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			Zamek Królewski w Chęcinach na tle Europy Środkowej. Geneza, funkcje, znaczenie, pod redakcją Beaty Wojciechowskiej i Sylwii Konarskiej-Zimnickiej

			222 s. ; 25 cm

			Kielce : Wydawnictwo Uniwersytetu Jana Kochanowskiego ; Chęciny : Zamek Królewski : Urząd Miasta i Gminy, 2018

			94(438):94(4-191.2-11):728.81:623.1/.3(438)

			 

		

		
			Królewskie Chęciny, a zwłaszcza zamek – „bohater” wielu planów filmowych, powieści, artykułów i książek naukowych – od kilku lat na nowo fascynują turystów i miłośników historii, a to dzięki szeregowi prac o charakterze konserwatorskim. Obecny efekt możliwy był m.in. dzięki badaniom archeologicznym prowadzonym przez Waldemara Glińskiego w latach 2013-2014. Rewitalizacja zamku skoncentrowała się na pokazaniu jego założenia, jako strażnicy i centrum administracyjno-gospodarczego dla ośrodka górniczego rud ołowiu (z domieszką srebra), jakim stawały się Chęciny od końca XIII w.

			 

		

		
			Książka jest pokłosiem sesji naukowej zorganizowanej w 2016 r. przez Instytut Historii Uniwersytetu Jana Kochanowskiego i władze gminy Chęciny. Zamieszczono w niej osiem tekstów, w których zaprezentowano wyniki badań archeologicznych i próbę ich interpretacji (Waldemar Gliński, „Królewski zamek w Chęcinach w relacjach dziejopisów, krajoznawców, artystów oraz w świetle badań architektów i archeologów”), scharakteryzowano sytuację międzynarodową Polski w końcu XIII wieku (Wojciech Iwańczak, „Miejsce Polski w polityce Wacława II”), budownictwo obronne (Stanisław Kołodziejski, „Wczesnogotyckie budownictwo obronne w południowej Polsce”), przedstawiono paralelne budowle obronne z terenu średniowiecznych Czech i Słowacji (Miroslav Plaček, „Okrouhlé věže na hradech v Českých Zemích a jejich inspoiračni zdroje”; Gabriel Lukáč, „Valcové veže na stredovekých hradoch severného a východného Slovenska”), rozważania nad początkami hutnictwa srebra i ołowiu (Dariusz Rozmus, „Wczesnośredniowieczne hutnictwo srebra i ołowiu. Stan i perspektywy badawcze”), scharakteryzowano miejscowe starostwo (Konrad Szymański, „Geneza starostwa chęcińskiego i formy jego dzierżenia w XIV-XVIII wieku”) i XIX-wieczne piśmiennictwo o tytułowym zamku (Cezary Jastrzębski, „Zamek chęciński w XIX-wiecznych źródłach drukowanych”). 

			Lektura napawa optymizmem. Okazało się po latach „bajań”, że wciąż można w oparciu o rzetelnie przeprowadzone badania archeologiczne i rzetelną kwerendę źródłową oraz szersze, środkowoeuropejskie tło, zbudować nową, dobrze uzasadnioną genezę powstania zamku i miasta tak charakterystycznego i dobrze rozpoznawalnego nie tylko w regionie świętokrzyskim. I jak rzadko w tego typu przypadkach, zainteresowanie turystów idzie w parze z zainteresowaniem środowiska naukowego oraz z wartością i wynikami prowadzonych badań.

			 

		

	
		
			 

			MUZYKA

			Płyta nie dla picu (Tomasz Wachnowski, Adam Ochwanowski „Kołomyja i pic”), Sylwia Gawłowska

			 

		

		
			Historia powstania CD Tomasza Wachnowskiego z tekstami Adama Ochwanowskiego „Kołomyja i pic” to doskonały przykład twórczości, która powstaje w wyniku komunikacji internetowej. Narodziła się zatem w sposób nowoczesny.

			 

		

		
			Pochodzący z ziemi pińczowskiej poeta, poruszony tragedią syryjskiego konfliktu, opublikował na swoim profilu facebookowym wiersz „Raport z Aleppo”, zapraszając wykonawców, kompozytorów do współpracy. Na to zaproszenie odpowiedział Tomek Wachnowski. Sukces piosenki, życzliwie przyjętej przez radiową „Trójkę” i internautów zainspirował artystów do dalszej pracy nad poszerzeniem wspólnego materiału. Tym oto sposobem jeden, wrzucony w wirtualną przestrzeń, tekst zainicjował powstanie albumu składającego się z trzynastu piosenek Adama Ochwanowskiego z muzyką Wachnowskiego. Płyta ukazała się w połowie 2018 r., a jej promocji towarzyszył koncert zorganizowany 17 sierpnia w Wojewódzkim Domu Kultury w Kielcach.

			Twórczość liryczna Adama Ochwanowskiego jest z pewnością dobrze znana mieszkańcom ziemi świętokrzyskiej i nie tylko. W jego pieśniach i wierszach niejednokrotnie przeplatają się różne porządki: sacrum i profanum, historia i współczesność, doświadczenie osobiste i doświadczenie uniwersalne. Z taką dualnością perspektyw mamy do czynienia, słuchając albumu „Kołomyja i pic”. Umuzycznione przez Tomasza Wachnowskiego wiersze zwróciły moją uwagę swoją pojemnością znaczeniową i kompozycyjną. Ta druga jest z pewnością efektem warsztatu Ochwanowskiego, doskonale operującego rytmizacją tekstu. Płyta jest galerią rozmaitych tematów. Nie pozwala odbiorcy na znużenie. Sądzę, że jest to zasługą dojrzałych, świadomie prowadzonych przez Wachnowskiego interpretacji wokalnych. Piosenki zaśpiewane bez wirtuozerii, bez wokalnej ornamentacji, ale i także bez – właściwego bardowskiej tradycji – patosu wykonawczego. Takie rozwiązania sprawiają, że muzyka wspiera przekaz piosenek, uruchamia odbiorcę do samodzielnych poszukiwań kontekstów historycznych, politycznych i literackich, których Ochwanowski nie skąpi w każdym opublikowanym na tej płycie utworze. Chciałabym zwrócić uwagę tylko na wybrane z nich. 

			Na uwagę słuchacza zasługuje wspomniany już wcześniej „Raport z Aleppo”, przede wszystkim przez wzgląd na aktualność podjętej tematyki, zaprezentowanej w perspektywie uniwersalnej, odwołującej się do motywów biblijnych, ale także – jak zwiastuje tytuł piosenki – korespondującej z liryką Herberta z okresu stanu wojennego. Reportażowość jest kategorią obecną w albumie „Kołomyja i pic”, także pod postacią jednoznacznej diagnozy, a wręcz głosu autora zaangażowanego politycznie. Odważnie (a być może nazbyt kategorycznie) komentuje on rzeczywistość Polski ostatnich lat. Najwyraźniej ujawnia się to w utworze „Przebieranki”: Szatan się przebrał za Polskę […] Gdy mądrość przegrywa z Polską oraz w piosence zamykającej album – a symbolicznie zatytułowanej „Pars pro toto” – zawierającej gorzką refleksję wyrażoną pytaniem: Chociaż Polska niepodległa, Polska? Ale jaka? Interesującym utworem zakorzenionym w literaturze i historii jest „Bal na Łubiance”, który odwołuje się nie tylko do atmosfery Tuwimowskiego „Balu w operze”, ale odsyła słuchacza do pieśni rewolucyjnej „Mazur kajdaniarski”, napisanej w Cytadeli Warszawskiej przez Ludwika Waryńskiego w 1886 r. Ponadto, utwór przypomina o Łubiance – miejscu mordu więźniów politycznych (między innymi polskich). Zaangażowany charakter można ponadto przypisać pieśni „Podzwonne dla Piotra Skrzyneckiego”. Interpretuję tę piosenkę jako diagnozę statusu współczesnej piosenki polskiej, która niejako uśmierciła poetyckie słowo, o które tak żarliwie troszczył się niegdyś Piotr Skrzynecki i jego artystyczni, piwniczni przyjaciele. Jak śpiewa Wachnowski: Czarny Anioł na bruku (…) Hej! Poezja upadła, kona w sidłach muzyki. Polecam także znakomitą, utrzymaną w klimacie country „Pastorałkę za zwężonym widnokręgiem”. Dodam, że w 2013 r. wykonywał ją Marcin Skrzypczak podczas 49 Studenckiego Festiwalu Piosenki w Krakowie w zupełnie innej odsłonie kompozycyjnej. Jednak muzyka, zaproponowana przez Tomka Wachnowskiego, wydobywa z tekstu Ochwanowskiego ironię i przymrużenie oka w wadzeniu się z Bogiem. Dzięki lekkości aranżacji i durowej tonacji piosenka nie naraża się na wyolbrzymiony patetyzm wykonawczy. 

			„Kołomyja i pic” – album stworzony przez dwóch dojrzałych, doświadczonych twórców można nazwać płytą zaangażowaną, co jest zjawiskiem nieczęstym na polskim rynku muzycznym. Pytanie tylko, czy zgadzamy się z przedstawionymi w niej diagnozami? Ale na to właśnie pytanie możemy odpowiedzieć dopiero wówczas, gdy po nią sięgniemy. Do czego Państwa zachęcam.
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			Tomasz Wachnowski, Kołomyja i pic, 2018

			 

		

	
		
			 

			Wielki jazzman – mistrz ping ponga (Jan Błaszczak „The Dom. Nowojorska bohema na polskim Lower East Side”), Paweł Chmielewski
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			Jan Błaszczak

			The Dom. Nowojorska bohema na polskim Lower East Side

			245 s. ; 23 cm

			Wołowiec : Wydawnictwo Czarne, 2018
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			Utkwiła mi w pamięci historyjka o Theloniousie Monku (1917-1982), który w nowojorskich klubach ogrywał wszystkich niemiłosiernie w tenisa stołowego, a wybrańców zapraszał do domu, gdzie w jednym z pokoi stał olbrzymi stół do ping-ponga.

			 

		

		
			O tym Monku, wybitnym pianiście, uznawanym za jednego z twórców bebopu, który jako jedna z wielu ikon amerykańskiego jazzu był stałym bywalcem Stanley’s Bar i występował w klubie „The Dom” na Lower East Side (Dolny Manhattan) – dwóch ważnych adresach dla Nowego Jorku u schyłku lat 60., dla rozwoju muzyki i kultury amerykańskiej. Obydwa prowadził, pochodzący z polskiej emigracji, Stanley Tolkin. Książka „The Dom. Nowojorska bohema na polskim Lower East Side” Jana Błaszczaka, to nie tylko historia kilkuletniego śledztwa dziennikarskiego, spotkań z setką osób, ale bardzo ciekawy fragment, uzupełniający wiedzę o nowojorskiej bohemie od końca lat 50. ubiegłego wieku do lat 80. Dla porządku trzeba dodać, że choć osią fabularną reporterskiej biografii są losy Tolkina i związanych z nim osób, to „The Dom” domyka opowieść o innym Stanleyu – Strychackim, polskim emigrancie z lat 70., który był założycielem Club 57, jednego z najważniejszych miejsc na nowojorskiej mapie muzyki punkowej i postpunkowej (już po śmierci Tolkina w 1969 r.), miejsca, gdzie bywali słynni twórcy graffiti i popartu – Jean Michel Basquiat (1960-1988) i Keith Haring (1958-1990). Na historię tych kilku miejsc – tworzonych, co bardzo ciekawe, przez Polaków – nakładają się rasizm i walka Afroamerykanów o prawa obywatelskie, później kładzie się złowrogi cień epidemii AIDS, przez cały czas narkotyczne uzależnienia artystów, ale nade wszystko muzyka. Dokumentalną opowieść Błaszczaka powinno się czytać jako uzupełnienie „Podrzyj, wyrzuć, zacznij jeszcze raz. Postpunk 1978-1985” Simona Reynoldsa („Projektor” 3/2015), na którą dziennikarz się powołuje i przede wszystkim „Please, kill me” Legsa McNeila i Gilliana McCaina („Projektor” 3/2018), również opublikowaną przez Wydawnictwo Czarne. 

			O Tolkinie początkowo wiemy bardzo mało – prasa polonijna milczy – właściciel klubu muzycznego, zadeklarowany liberał, który chętnie zatrudniał i zapraszał na koncerty afroamerykańskich jazzmanów, z których tylko Miles Davis (1926-1991) nie zagrał w „The Dom” – to było zdecydowanie za dużo dla konserwatywnej i – co tu dużo powiedzieć – tkwiącej korzeniami mocno w międzywojniu i XIX wieku Polonii. Malutka ciekawostka – tak przy okazji – Tolkin, a potem Strychacki wynajmowali sale w piwnicach polskich kościołów, które w związku z ciągłymi podziałami i schizmami w „emigracyjnym katolicyzmie” borykały się z nieustannymi problemami finansowymi. Tak na marginesie, wiąże się z tym zabawna anegdota – gdy Strychacki urządzał głośne koncerty punkowców, co kilka dni wpływała skarga od okolicznych mieszkańców. Kończyło się w sądzie, a gdy właściciel przedstawiał zaświadczenie od nowojorskiego biskupa, że impreza miała charakter religijny i charytatywny, sędzia ze zrozumieniem kiwał głową i oddalał zarzuty. Dzięki właśnie tym smaczkom książka nabiera tempa, wciąga czytelnika, a – taką postawię tezę – brak świadectw polonijnych i poprowadzenie śledztwa wyłącznie w środowisku amerykańskich poetów, performerów, malarzy, muzyków uczyniły „The Dom” dokumentem wiarygodniejszym i znacznie lepszym, gdy dodamy atmosferę budowaną przez przybyszy z The Factory. Nomen omen – Andy Warhol (1928-1987) jest tu przedstawiony w dość ciekawym świetle. To książka dla ciekawskich, których zainteresuje skąd i dlaczego wzięła się Nico (1938-1988) w zespole The Velvet Underground i jak to było z Aspergerem „papieża popartu”.

			Zacząłem od Theloniousa Monka, skończę na Charlie Parkerze (1920-1955), z którym związana jest kolejna ciekawostka – „Bird” często grywał na polskich weselach. Pośrednikiem, który ratował w ten sposób, pogrążonego w heroinowych oparach geniusza, był nie kto inny, jak Stanley Tolkin. Bez „polskiego” klubu na Dolnym Manhattanie – i jego pogrążonego w pracoholizmie i kochającego artystów właściciela – nie byłoby amerykańskiego jazzu i nowojorskiej bohemy. Lub wyglądałaby ona zgoła inaczej.

			 

		

	
		
			 

			Man in Tokyo (VNV Nation „NOIRE”), Emmanuella Robak

			 

		

		
			Końcówka roku to zawsze najlepszy czas wydawniczy, bo jeśli do sierpnia nie pojawił się żaden dobry album, to można być całkowicie pewnym, że gdzieś na przełomie września/października/listopada pojawi się coś, co całkowicie wywróci nasz muzyczny ranking do góry nogami. I tak było tym razem. Cisza, cisza… i nagle… „NOIRE”.

			 

		

		
			VNV Nation to taka irlandzka energia, pomieszana z konkretnym przekazem – Victory, not Vengeance – idea mówiące o tym, że człowiek powinien dążyć do doskonałości, a nie pogrążać się w gorzkim żalu. Przewodnikiem i liderem projektu jest Ronan Harris, niezwykle ciekawa osobowość, twórczy artysta, kompozytor, autor tekstów, producent, a przede wszystkim osobowość sceniczna. To jest chyba najpogodniejszy muzyk, jakiego miałam okazję zobaczyć na scenie. Niezależnie od tego, w jaki sposób postrzegasz muzykę VNV Nation, czy podoba ci się ten styl, czy nie, na koncercie zawsze dobrze się wybawisz, bo Ronan zrobi wszystko, żeby cię do tej zabawy przekonać. Ma niesamowity kontakt z publiką, jest zawsze pozytywnie nastawiony do występu i daje ludziom wyłącznie dobrą energię. Koncerty VNV Nation są na swój sposób legendarne, trasy są często wyprzedane, a zespół zapraszany jest praktycznie na wszystkie większe i mniejsze festiwale muzyki na całym świecie. 

			12 października pojawił się na rynku świeżutki album Harrisa, zatytułowany „NOIRE” (dziesiąty na koncie, chyba że doliczymy „Resonanse” – wydawnictwo koncertowe, to wówczas NOIRE będzie jedenasty w dorobku). Gatunkowo ciężko przyporządkować muzykę VNV Nation do konkretnego stylu – słychać tu alternatywną elektronikę, futurepop, dance, indie-electronic, mamy bardzo melodyczne kompozycje, patetyczne utwory-hymny, wzniosły klimat, przepiękne ballady, taneczne rytmy, przemyślane aranżacje i refleksyjne teksty o życiu, współczesności, nadziei, polityce, religii, wierze czy duchowości. I tak samo jest z nowym wydawnictwem. Trzynaście kompozycji, utrzymanych w bardzo różnorodnym stylu, bo jest tu kilka numerów, które doskonale sprawdzą się w klubach, czy na imprezach („A Milion”, „God Of All”, „Lights Go Out”, „Only Satelites”, „When Is The Future”), jest trochę patetycznych, wzniosłych numerów-hymnów, typowych dla VNV Nation („Collide”, „Wonders”, „All Our Sins”), są nawet instrumentale, które bardzo fajnie scalają cały repertuar („Guidin”, „Nocturne No. 7” – i tu uwaga – pojawia się polski akcent, ten utwór wraz z Harrisem wykonuje Szymon Jakubowski).

			Album bardzo profesjonalnie brzmi. Kompozytorem i producentem wszystkich numerów jest Ronan Harris, za mix odpowiada również Harris oraz Andre Winter, a za masteringiem kryje się słynne Abbey Road Studios (Miles Showell) oraz Marc Mozart Studios (Nick Hepfer i Marc Mozart), więc nie powinien dziwić fakt, skąd to dobre brzmienie. 

			„NOIRE” promował singiel „When is the future?”, do którego nakręcono bardzo minimalistyczny (bez zbędnych fajerwerków), a jednocześnie intrygujący klip. Widzimy na pierwszym planie Harrisa z perspektywy TPP, który przemieszcza się po ulicach Tokio. Obserwujemy metro, bloki, ruchliwe, zatłoczone ulice, miasto świateł i neonów, miasto sklepików z bibelotami i pamiątkami, miasto bardziej lokalne (kilka scen pokazuje te mniej uczęszczane uliczki) i miasto-centrum. W tym wszystkim nasz bohater – podążający przed siebie anonimowy człowiek w tłumie. Wiele odczytań i interpretacji może mieć ten klip, w nawiązaniu do myśli przewodniej zespołu i w nawiązaniu do tekstu utworu. Refleksja na temat przyszłości i zderzenie jej z czarno-białym obrazem tej części świata, która mocno kojarzy się z nowymi technologiami (wyznacznikami przyszłości), nie jest raczej przypadkowa. Można się np. zastanawiać, czy przyszłość już jest, czy żyjemy już w przyszłości, czy jeszcze ją modelujemy.

			Są zespoły, których świetnie słucha się w domowym zaciszu, są zespoły, które świetnie grają w klubach i takie, które są festiwalowymi gigantami. VNV Nation to zespół, który – moim zdaniem – jest mocarnym, koncertowym gigantem. Bardzo jestem ciekawa, jak brzmi „NOIRE” na żywo. Niestety, nie miałam okazji zobaczyć zespołu 17 października w warszawskiej „Progresji”, ale są w trasie i może uda się posłuchać nowego materiału np. na jakimś festiwalu w 2019 roku. „NOIRE” może nie jest wybitne, nie zastąpi mi numeru jeden, czyli albumu „Of Faith, Power and Glory”, który uważam za wyjątkowe dzieło, ale na pewno jest to album, który mogę ustawić bardzo wysoko w rankingu najlepszych płyt 2018. Polecam.
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			VNV Nation, NOIRE, Metropolis Records, 2018

			 

		

	
		
			 

			Za co lubimy jazz? (Anne Mette Iversen & Norrbotten Big Band – „Everything in Between”), Łukasz Rakalski

			 

		

		
			Jeden z widowiskowych trików orkiestry bigbandowej lat 30. to moment, w którym muzycy ściągają kapelusze, by użyć ich do gry na instrumencie z zakrytą czarą głosową. Niestety, zarówno big-band, jak i ów zacny element męskiej garderoby opuściły kulturowy mainstream. Mimo to Anne Mette Iversen zmusiła muzyków grupy Norrbotten Big-Band, by – nagrywając album „Everything in Between” – ściągnęli swój bigbandowy kapelusz.

			 

		

		
			Mam nadzieję, że nie trzeba nikogo specjalnie przekonywać, iż cztery trąbki, tyle samo puzonów oraz pięć saksofonów w składzie może całkowicie zmierzwić obraz zespołu jazzowego. Aby uformować tę zbieraninę talentów, potrzeba charyzmatycznego aranżera z niebagatelną muzyczną wyobraźnią. Duńska kontrabasistka, mieszkająca i tworząca w Nowym Jorku, Anne Mette Iversen poświęciła cały rok jako kompozytor-rezydent dla szwedzkiego big-bandu, czego efektem jest cykl utworów o niezwykle bogatej kolorystyce. Iversen postawiła sobie bowiem za cel, by orkiestrę bigbandową, którą już ze względu na swój skład cechuje niezwykle charakterystyczne brzmienie, odsłonić w zupełnie nowym świetle. 

			Jazz przetransponowany przez pryzmat Iversen wciąż mocno nawiązuje do mainstreamowego swingu, co mogę porównać bez słowa krytyki do świetnego big-bandu Christiana McBride’a. Jednocześnie nie brakuje tu jednak odważnych instrumentacji, wykorzystujących na przykład flety, które w moim przekonaniu nadają aranżacjom bardzo osobisty wymiar. Jest to ciekawa kontynuacja trendu zapoczątkowanego przez Marię Schneider i pielęgnowanego przez inne artystki, takie jak Christine Jensen lub niezwykle utalentowaną gdańszczankę Olę Tomaszewską, której debiutanckiej produkcji oczekuję z niecierpliwością.

			Jeśli można pokusić się o stwierdzenie, że muzyka bigbandowa stanowi samodzielny nurt w jazzie, moim zdaniem „Everything in Between” również stanowi klasę samą dla siebie. Obok improwizowanych i synkopowanych nut w „Mirrors of the Sea”, które w mojej ocenie stawiają Iversen wysoko jako kompozytorkę swobodnie poruszającą się w stylu, odnaleźć można również takie perełki, jak „A Lighthouse Blinks in the Northern Sky”. Tytułowe mrugnięcia odnajduję w muzycznej teksturze, której momentami bliżej do awangardy niż do stylistyki jazzowej. Pomimo wielu eksperymentów, album można jednak podsumować jako bardzo apetyczny.

			Na koniec ciekawostka. Otóż, swoistą sensacją w jazzowej rodzinie stała się wiadomość, że znany ze swojej biegłości we wszelkich sztukach z puzonem związanych Michał Tomaszczyk niedawno został stałym członkiem Norrbotten Big-Band. Czy podzieli więc los innego słynnego polskiego jazzmana, który utorował ścieżki, bez wahania sięgając po najwyższe laury w przemyśle muzycznym? Ponieważ lubimy takie piękne niespodzianki, nie chcielibyśmy zniszczyć jej zbędnymi domysłami. Wkładamy więc po raz kolejny bigbandowy kapelusz i gramy!
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			Anne Mette Iversen i Norrbotten Big-Band, Everything in Between

			Underground Records, 2018

			 

		

	
		
			 

			Rock nie jest formą zamkniętą (Voivod „The Wake”), Mirosław Krzysztofek

			 

		

		
			Jeśli dobrze policzyłem, „The Wake” to 14 studyjny, pełnowymiarowy album kanadyjskiego zespołu, którego nazwanie kultowym nie jest wcale groteskową łatką, jak w przypadku wielu innych formacji.

			 

		

		
			Twórczość Voivod jest tym dla muzyki heavymetalowej, czym dla rocka progresywnego była działalność francuskiej Magmy. Mnóstwo wspaniałych płyt. Fascynacja tematyką science fiction i futuryzmem oraz, charakterystyczne przede wszystkim dla prog rocka, zamiłowanie do tworzenia concept albumów.

			Nie inaczej jest na najnowszym albumie. Mimo upływu lat Voivod udowadnia, że zespół z długim, ponad trzydziestoletnim stażem, po przejściach – śmierci jednego z liderów – może ciągle nagrać jedną z najlepszych płyt w swojej karierze. Bo taka jest płyta „The Wake”. Od lekko psychodelicznego początku w postaci utworu „Obsolete Beings”, po rewelacyjny ponad 12-minutowy „Sonic Cymelium”, zamykający album. Po drodze mamy podane z wyjątkową, jak na metalowców, gracją ślady fascynacji muzyków twórczością współczesnych, i nie tylko, kompozytorów muzyki zwanej klasyczną i awangardową, co dziwne, bo to ciągle heavy metal przybliża ich do twórczości King Crimson i sceny Canterbury. Mroczna i niezwykle urozmaicona płyta.

			Może i wszystko już było, ale przy słuchaniu „The Wake” nie ma się wrażenia, że rock jest zamkniętą formą i nic oryginalnego już w niej nie powstanie. Niewiele zespołów potrafi tak grać. Voivod jest jednym z nich. Jedna z najlepszych płyt grupy, kandydatka do płyty roku 2018. Do wielokrotnego przesłuchania. Ja słuchałem „The Wake” ze 20 razy i ciągle mnie nie nudzi. Wydanie „Deluxe Edition” zawiera 6 dodatkowych utworów z koncertów nagranych w 2018 roku.
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			Voivod, The Wake, Century Media, 2018

			 

		

	
		
			 

			Płyta na wieczór (Richard Thompson „13 Rivers”), Mirosław Krzysztofek

			 

		

		
			13 tytułowych rzek to 13 nowych utworów, autorskich kompozycji Richarda Thompsona, byłego muzyka Fairport Convention, gitarzysty wybitnego, ale z jakichś, jak zwykle niezrozumiałych, powodów niedocenianego w Polsce.

			 

		

		
			Każdy, kto ceni na przykład Marka Knopflera powinien się z twórczością Thompsona jak najszybciej zapoznać. Tyle, że Thompson to zupełnie inna liga niż gitarzysta Dire Straits. Nic nie ujmując Markowi Knopflerowi – liga wyższa. Pod każdym względem. A już na pewno pod względem muzycznej erudycji i techniki gry. Richard Thompson to wirtuoz, który potrafi chwycić za serce miłośników gitary już od pierwszej solówki. I nie wypuścić. Mamy na płycie trochę bluesa, folku, rocka, popu, ballad, country, a nawet szant. I od pierwszego przesłuchania, jeśli tylko „wgryziemy się” w piosenki muzyka, zostaniemy z nim do końca.

			Przebojowy „Bones of Gilead” udowadnia talent wokalisty i gitarzysty do pisania prostych piosenek. „The Dog in You” to piękna ballada z równie piękną gitarową solówką. Na osobną pochwałę zasługuje grająca z Thompsonem sekcja rytmiczna. Michael Jerome – perkusista i Taras Prodaniuk – basista „dostarczają” gitarze Richarda powietrze i lekkość. A kiedy trzeba, również moc. Niezwykle równa, świeża, skrząca się muzycznymi smaczkami, świetnie zrealizowana przez inżyniera dźwięku Claya Blaira, płyta. Na wieczór z dziewczyną, chłopakiem, a może i w większym gronie.
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			Richard Thompson, 13 Rivers, New West, 2018

			 

		

	
		
			 

			W kręgu sztuki dionizyjskiej (Dead Can Dance „Dionysus”), Łukasz Szaruga

			 

		

		
			W jednym z wywiadów Brendan Perry z Dead Can Dance uzasadnił sześcioletnią przerwę dzielącą wydawnictwa „Dionysus” i „Anastasis” pogłębionymi studiami nad konceptem nowego albumu, przywołując „Narodziny tragedii” Fryderyka Nietzschego, jako jeden z jego głównych fundamentów.

			 

		

		
			W dziele owym możemy zatem przeczytać: Apollo jawi mi się jako płomienny geniusz principium individuationis, dzięki któremu wyłącznie wybawienie w pozorze jest prawdziwie osiągalne, wśród mistycznego zaś zewu radości Dionizosa rozerwaniu ulega zaklęty krąg indywiduacji i otwiera się droga do macierzy bytu, do najgłębszego jądra wszelkich rzeczy. Muzykę przy tym niemiecki filozof określał mianem „sztuki dionizyjskiej”. Gdzie zatem na najnowszym albumie duetu Perry-Gerrard należy szukać tej „dionizyjskości”?

			Z pewnością w rytmie, plemiennie wibrującym, niekiedy podniosłym i marszowym, wprowadzającym przy poszumach morza w pierwszą część obrzędu Wielkich Dionizjów, czyli pochód kanefor oraz falloforia, innym razem porzucającym opanowanie na rzecz frywolnej rozpusty, gdy wyzywające, odziane w tygrysie skóry bachantki wirują w fallicznych pląsach, wymachując nad głowami tyrsami i okładając nimi gapiów. Dionizosa Dead Can Dance przywołali w wijących się zmysłowo i kręto jak Wąż Eskulapa liniach basu czy brzmiących w charakterze interludiów pasterskich akcentach. Cały album oddycha piersią pełną czci wobec płodnych sił Natury, wiecznie wytwórczej i niezmordowanej. Tym razem nieco rozczarowujący, skromny wkład wokalny Lisy Gerrard, zmorzonej chorobą podczas sesji nagraniowej, został w pewnej mierze zrekompensowany kobiecymi chórkami, mocno odciskającymi piętno na nastroju. W nim bowiem upatruję najwyższą wartość „Dionysus”. Muzyka generuje obrazy. O ile pierwszy akt upłynął pod znakiem misterium boga płodności i wina, to druga część albumu odsyła ku Hermesowi, przewodnikowi dusz (psychopompowi), opiekunowi pasterzy, bóstwu patronującemu życiodajnej przyrodzie. Dźwięki z wolna odsłaniają, jak syn Zeusa i tytanki Mai, snując się u stóp góry Kyllene w Arkadii, wabi i oferuje swe przewodnictwo po Hadesie – Królestwie już nie złowrogiej Natury, a ciemnej Nieświadomości, porzucając słuchacza u jego progu. Można tylko żałować, że całość trwa tak krótko (36 minut). 

			Tam gdzie pozostawił nas Hermes, gdy muzyka ucichła, Dead Can Dance podnoszą refleksję o samym micie jako konkretyzacji przedracjonalnej, jeszcze instynktownie ujmowanej relacji mikro- i makrokosmosu, niezakłóconego pojęciami intelektu wczuwania się w grozę i amoralność Natury z poetycką przenikliwością antycznego ducha. Rzecz dziś godna przypomnienia.
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			Dead Can Dance, Dionysus, [PIAS] Recordings, 2018

			 

		

	
		
			 

			KOMIKS

			Tom pierwszy wielkiej serii? (Wojciech Birek „Henryk Sienkiewicz w obrazkach”), Paweł Chmielewski
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			Wojciech Birek

			Henryk Sienkiewicz w obrazkach. Rysunki Henryka Sienkiewicza i obrazkowe adaptacje jego powieści

			292 s. ; 23 cm

			Poznań : Instytut Kultury Popularnej, 2018

			821.162.1(091)”19/20”:741.5(438)

			 

		

		
			„Fantomowa książka” lub „Książka-widmo” – tak od kilku lat mówiono o, liczącej prawie 800 stron, publikacji „Henryk Sienkiewicz w obrazkach” Wojciecha Birka, wydanej dwa miesiące temu przez Fundację Instytut Kultury Popularnej. W Łodzi (na każdym MFKiG) żartowano, że autor zebrał tyle informacji, dokumentów i przecedził taką mnogość źródeł – i wciąż je zdobywa w różnych częściach świata – że publikacja nigdy chyba nie powstanie.

			 

		

		
			Podtytuł „Rysunki Henryka Sienkiewicza i obrazkowe adaptacje jego powieści” odsyła nas bezpośrednio do tematyki poruszonej w dziele – to rozbudowana monografia komiksowych adaptacji prozy sienkiewiczowskiej w Polsce i na świecie – prawie dziewięćdziesięciu publikacji (w tym również cykle przezroczy, które nie są komiksami, ale dziełami parakomiksowymi – narracjami graficznymi i, ze względu na charakter i ilość, zasługują być może na osobny leksykon). Ta, na pozór ogromna, liczba wskazuje na dużą popularność noblisty wśród czytelników, wydawców i rysowników – wzmocnioną przede wszystkim autorstwem „Quo vadis” i jego holly­woodzkimi ekranizacjami – ale na pewno nie wyczerpuje tematyki. Trudno powiedzieć, do ilu komiksów autor nie dotarł, chociażby ze względu na barierę językową. Ten rozbudowany zestaw graficznych przeniesień „Trylogii”, „Krzyżaków” i innych utworów pokazuje również, że Sienkiewicz jest najbardziej znanym, a przynajmniej najczęściej adaptowanym z polskich literatów. Absolutnym novum jest rozdział otwierający książkę, będący analizą rysunków samego Henryka Sienkiewicza. Ta część twórczości jest bardzo słabo znana, a stanowi ciekawe dopełnienie pisarstwa – dodałbym, przede wszystkim nowel i opowiadań – autora „Szkiców węglem”. To przede wszystkim ołówkowe rysunki satyryczne w duchu pozytywistycznym – wymową przypominają mi pierwszego polskiego „komiksiarza” Franciszka Kostrzewskiego. Natomiast portrety – często będące rodzajem karykatur – ujawniają bardziej nowoczesne oblicze Sienkiewicza-rysownika. Naprawdę niezłego, jego szkic „Wilczycy kapitolińskiej”, gdyby został opatrzony sygnaturą jednego z przedstawicieli nurtu sztuki geometrycznej XX w., mógłby spokojnie figurować w jednym z albumów.

			Metoda i konstrukcja publikacji Wojciecha Birka trochę przypomina książkę Jerzego Szyłaka o powieściach graficznych, którą recenzowałem rok temu („Projektor” 6/2017) – autor również krok po kroku prezentuje treść, a następnie omawia i interpretuje produkcje włoskie, francuskie, hiszpańskojęzyczne (i bardziej egzotyczne – jak w miarę znany „Quo vadis” Redondo, czy całkiem egzotyczny – w wersji tureckiej). Naturalnie – związek z literackim pierwowzorem nie zezwalał na równie szeroką interpretację kontekstów kulturowych, których komiksowe „Ogniem i mieczem” i inne, po prostu nie wymagają. Zarówno pierwsza, jak i druga z przywołanych publikacji, ułatwia ogromnie życie czytelnikom, badaczom, krytykom i recenzentom. Zamiast mozolnej kwerendy (w Internecie, zagranicznych bibliotekach, sklepach komiksowych), wszystko (lub prawie wszystko) w jednym miejscu. Dobrze, że ta publikacja powstała, bo nie bardzo sobie wyobrażam, aby komuś – poza Wojciechem Birkiem – starczyło na to chęci, czasu (i pieniędzy na zakup materiałów źródłowych). Objaśnia również nieporozumienia, które narosły – chociażby wokół japońskiej wersji „Quo vadis”, mało znanej i błędnie odnotowanej przez samych badaczy z Kraju Kwitnącej Wiśni.

			Jeśli mam pewien problem z książką, to wynika on z faktu, że w indeksie pada moje nazwisko ponad dwadzieścia razy, częściej pojawia się tylko Mervyn LeRoy, czyli reżyser klasycznej ekranizacji „Quo vadis”. To wszystko tylko z jednego powodu – krótkiego artykułu opublikowanego w „Projektorze” („Cytrynowy płaszcz Nerona” nr 3/2016), a w wersji rozszerzonej w magazynie „Komiks i my” (nr 2/2017). Różnice w ocenie niektórych zjawisk, wynikały przede wszystkim z interpretacji oraz – co trzeba obiektywnie przyznać – lepszego dostępu do materiałów źródłowych przez autora „Henryka Sienkiewicza w obrazkach”.

			Wojciech Birek zachęca do czytania i wyłapywania nawet najmniejszych błędów, które mają pomóc w edycji drugiego wydania – wzbogaconej m.in. o rozbudowaną część dotyczącą tylko sienkiewiczowskich slajdów. Wskazuję kilka drobnych nieścisłości – piracka wersja kieleckiego „Quo vadis” opublikowana została na Słowacji. Zabrakło mi również kilku takich – nazwałbym je anegdotycznych – smaczków, jak szycie np. togi, by sprawdzić jak układają się jej fałdy (to znów „Quo vadis” m.in. Jerzego Ozgi), czy wariackich okoliczności powstania „Krzyżaków” dla francuskojęzycznego „Tygodnika Polskiego”, opisanych we wspomnieniach Jarosława Abramowa-Newerly’ego „W kręgu paryskiej Kultury”. I jednak – mimo wszystko – ukłonu w stronę parodii, pięknych klimatów baśniowych, czyli niestety brak „W pogoni za Czarnym Kleksem” Szarloty Pawel.

			„Henryk Sienkiewicz w obrazkach” to – pisząc górnolotnie – przykład najlepszej praktyki, która pozwoli może w przyszłości na stworzenie obszernego tomu prezentującego omówienia adaptacji polskiej literatury w światowym komiksie. Tom pierwszy już mamy. Pewnie żaden z twórców nie doczeka się tak obszernej bibliografii, bo – stosując autocytat: Gdyby Sienkiewicz żył współcześnie, pisałby scenariusze komiksów.

			 

		

	
		
			 

			Komiks „L.EON”, Jerzy Ozga, Grzegorz Majcher
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			Rotunda dla kolekcjonera (Nowości komiksowe: „Tytus, Romek i A’Tomek obchodzą 100-lecie odzyskania niepodległości Polski z wyobraźni Papcia Chmiela  narysowani”; „Hip-hop. Genealogia”; „Ta małpa pójdzie do nieba”; „Polska mistrzem Polski”; „Zeszyty Komiksowe” 26; „Komiks i my” 7), Paweł Chmielewski

			 

		

		
			Przedzierając się między stoiskami okalającymi płytę główną Atlas Areny, podczas MFKiG’18, przypomniał mi się – trudno powiedzieć dlaczego (być może ze względu na skojarzenie z labiryntem, być może obsesję zbieracza) – niewielki tomik, który rozkładaliśmy na czynniki pierwsze, bodaj na drugim roku literaturoznawstwa. „Gabinet kolekcjonera” Georgesa Pereca.

			 

		

		
			Kółka w prawą i lewą stronę, z coraz cięższą torbą, przypominały nie tylko o obsesji zbieractwa, posiadania, ale i niemożności wymiany. Na co wymienić książkę? Jak? Gdzie? Co? Jak ją wyrzucić? Czy wolno? Stary [sic! – trzyletni :)] telewizor bez żalu poddamy recyclingowi, półroczne (niemodne!) już buty – również. Jest też obsesja recenzenta, który chciałby o każdym tomie napisać.

			 

			A na Długiej było błoto…

			To już ósmy album historyczny z Tytusem de Zoo w roli głównej, czyli Henryk Jerzy Chmielewski „Tytus, Romek i A’Tomek obchodzą 100-lecie odzyskania niepodległości Polski z wyobraźni Papcia Chmiela narysowani”. Olbrzymi format – 260x350 i komiks, ale przecież zestaw przepięknych obrazów, bo poza nielicznymi, małymi wstawkami, każda z plansz składa się z jednego, olbrzymiego kadru obrazującego konkretne wydarzenie historyczne. Pisząc o malarskości prac Papcia Chmiela warto zaznaczyć, że już w kanonicznym cyklu przygód Tytusa (ksiąg XXXI) pojedyncze kadry miały kompozycyjne, kolorystyczne walory osobnych obrazów. I jako takie – czyli obiekty wystawiennicze – mogły być traktowane. Humorystyczny opis obok każdego z rysunków to nie tylko zestaw faktów, ale szereg odautorskich komentarzy i uwag – dotyczących zarówno fikcyjnych bohaterów opowieści, jak i wspomnień z dzieciństwa samego twórcy. Dzięki zabiegowi formalnemu, album zaczyna przypominać gatunek poematu dygresyjnego. Komiks dygresyjny – z prawie wszystkimi elementami wymaganymi przez teoretyków literatury – oto, czym jest najnowszy „Tytus, Romek i A’Tomek...”. 

			Opowiadając dzieje Polski – na kilkudziesięciu stronach – od „błysku szaleńczej miłości” generała Henryka Dąbrowskiego i Barbary Chłapowskiej w Poznaniu roku 1806 do mowy marszałka Józefa Piłsudskiego w Warszawie 11 listopada 1918 r., musiał autor dokonać syntezy, skrótu, kondensacji najważniejszych wydarzeń w jednym obrazie. Wplatając w autentyczne wydarzenia postaci Tytusa (zawsze sprytnego i pomysłowego), racjonalnego i gotowego do poświęceń A’Tomka oraz cokolwiek oportunistycznego i tchórzliwego Romka – których cechy charakteru pozostają niezmienne z albumu na album – wrzucając ich w wir historii, ukazał różnorodne postawy Polaków wobec powstań narodowych, represji, wybuchu wojny. O ile wielkie bitwy i mniejsze potyczki są widowiskowe, to najciekawsze w książce Papcia Chmiela są „kadry rodzajowe” – sceny ukazujące życie pod zaborami, z tym niesamowitym, socjologicznym smaczkiem. Tym clou komiksu jest warszawska ulica Długa, która przepoczwarza się z francuskiego deptaka (za czasów wojen napoleońskich) w rosyjski plac (Królestwo Polskie), zmienia poprzez stroje, szyldy, mundury wojsk, język. Tylko to błoto, kałuże i brud powszechny – który tak malowniczo ukazał Andrzej Wajda w jednej ze scen ekranizacji „Popiołów” – to jedno wciąż trwa. Typowy dla Papcia Chmiela ironiczny dystans, łączony ze złośliwością, ujawnia się chociażby w scenie balu w siedzibie Hotelu Lambert – w tym, zgoła celebryckim otoczeniu – brylują i książę Czartoryski, i Słowacki, Chopin, Krasiński. Aluzja, maska historyczna, cięty dialog pozwalają autorowi na komentarz do współczesności. Z tej emigrancko-artystycznej mieszanki sympatią Chmielewskiego zdaje się cieszyć przede wszystkim Mickiewicz, zapracowany ojciec szóstki dzieci, właściciel psa i kota, mąż Cecylii, zafascynowanej w tym okresie naukami duchowymi Towiańskiego. 

			„Tytus, Romek i A’Tomek obchodzą 100-lecie odzyskania niepodległości Polski z wyobraźni Papcia Chmiela narysowani” to wreszcie komiksowy album historyczny, który realizuje – obok artystycznego – jeszcze dwa podstawowe założenia: bawi i uczy. 

			 

			Słuchajmy Blues Brothers

			Komiks Eda Piskora (undergroundowego artysty z Pittsburga) „Hip-hop. Genealogia” (na razie tylko tom pierwszy z serii uhonorowanej Nagrodą Eisnera), to album z tego gatunku, który – zdecydowanie – powinni poznać piszący i recenzujący muzykę, działający na styku krytyki i działalności artystycznej. Jest w pracy Piskora ten niewyobrażalny klimat szaleństwa, znany z „Vinylu” Martina Scorsese (opowiada o tych samych czasach), który ukazując melanż biznesu muzycznego i sztuki, na początku lat 70. – koncentrując się na gwiazdach – wciąż sygnalizował narodziny nurtu podziemnego, undergroundowego, nieskodyfikowanego i wchłoniętego przez speców z wielkich wytwórni.

			To jest właśnie nowojorski Bronx – jedno z najniebezpieczniejszych (obok Detroit) miejsc w USA, gdzie rodzi się rap i kultura hip-hopowa. Jakkolwiek hip-hop jest prawie na końcu mojej osobistej listy gatunków muzycznych – to podobnie, jak nie gustując w malarstwie Jacksona Polocka, doceniam jego wkład w rozwój sztuki – tak trudno sobie wyobrazić współczesną kulturę bez wpływów nurtu, który korzeniami sięga Jamajki i afroamerykańskich gett w Stanach Zjednoczonych. Hip-hop sprawdza się doskonale jako dźwiękowa ścieżka wielu wybitnych dzieł filmowych i nie mam tu na myśli tylko „Gry o honor” Spike’a Lee.

			Hip-hop wrasta w popkulturę wszystkimi odnóżami i tu – zaczynając od warstwy wizualnej – popatrzmy na komiks Piskora. Dziś już mało kto tak rysuje – ta stylizacja kolorystyczna i graficzna na zeszyty z początku lat 70 (podbita przez fakturę papieru dobranego przez wydawcę). Rozsiane wszędzie popartowskie smaczki, elementy scenografii, mody, aż do fryzur i napisów na bluzach – historia i klimat utkane są z drobnych elementów. Lecz przecież „Hip-hop. Genealogia”, to przede wszystkim opowieść leksykonowo-dokumentalna z lat 1970-81. Autorskie dzieło Piskora pokazuje – dzięki zastosowaniu podwójnej narracji tekstowej (napisy górne objaśniają terminologię, kolejność wydarzeń, rodowody artystów, dymki pozostałe są przekazem bezpośrednich emocji bohaterów) – jak doskonałym narzędziem przekazu może być komiks. Ta sama opowieść, będąc dokładnym przewodnikiem, zapisana bez elementów obrazowych, stałaby się czymś na kształt encyklopedycznej rejestracji faktów, „rąbanki” publicystycznej, do której końca z trudem dotarliby tylko pojedynczy fani gatunku. W przypadku filmu dokumentalnego – mogłoby powstać niebezpieczeństwo ciągu „gadających głów” i zagubienia w gąszczu faktów oraz postaci.

			Na razie to tylko tom pierwszy, początek sukcesów hip-hopowej sceny, eksplozja entuzjazmu rozgłośni radiowych i przypomnienie „ojców chrzestnych” gatunku (nie zawsze potem twórczo rozwijanego przez ich „dzieci”) – Jamesa Browna i Caba Callowaya. No, to teraz wypada tylko – po raz n-ty – uruchomić płytę z „Blues Brothers”:)

			 

			Precz, panie Darwin!

			Gosia (Małgorzata) Kulik, absolwentka malarstwa na Akademii Sztuk Pięknych w Katowicach zdobyła stypendium Gildii.pl na ukończenie i wydanie komiksu „Ta małpa pójdzie do nieba”. Album – na całkiem podstawowym poziomie interpretacyjnym – to opowieść o stracie dziecka, „przepracowaniu” tejże straty i jej konsekwencjach. Lecz tylko na poziomie podstawowym, bo dość szybko orientujemy się, że świat przedstawiony – ukazany w pozornie niezdarnych rysunkach, na różnobarwnych tłach (korespondujący dzięki temu z przekazem komiksu – zespolenie treści z formą doskonałe) – ten świat przedstawiony układa się w opowieść tragikomiczną. Gęstą przypowieść o Polsce prowincjonalnej na styku epok – gdzieś między feudalnym socjalizmem a narodzinami przaśnego kapitalizmu. Z naciskiem na przaśny. I smutny, bardzo smutny.

			Ze strony na stronę mierzymy się z opowieścią dryfującą w stronę groteski. W tej opowieści, gdzie rozsianych jest dość dużo kulturowych tropów (od „Dużego zwierzęcia” Stuhra do „Głowicy ścierającej” Lyncha) odnajdujemy satyryczny i niezwykle prawdziwy obraz polskiej rodziny i, w szerszym znaczeniu, Polski. To kraj żyjący – mentalnie – na granicy epoki przeddarwinowskiej. Jedną z lepszych scen są kadry z niedzielnej mszy, zaś moją ulubioną bohaterką – ze względu na temperaturę i słowny charakter wypowiedzi – pozostaje teściowa głównego bohatera. Sensacyjna intryga, wzbogacająca fabułę opowieści (z kanonicznymi elementami zdrady, rozstania, morderstwa), jest doskonałym uzupełnieniem ponurego obrazu. 

			 

			„Teleranek” kłamie

			Przypomniał mi się ten bon mot (chyba autorstwa Władysława Sikory z kabaretu Potem) podczas lektury zbiorczego tomu „Polska mistrzem Polski”. Rafał Skarżycki (scenariusz) i Tomasz Leśniak (rysunki), autorzy m.in. cyklu o „Jeżu Jerzym” oraz „Tymka i Mistrza” przez kilka lat publikowali paski komiksowe w „Dużym Formacie” (dodatku reportażowym „Gazety Wyborczej”). Z tej tradycji pasków, tworzonej wcześniej przez m.in. Szymona Kobylińskiego, Sławomira Mrożka, Marka Raczkowskiego, Andrzeja Mleczkę, uformowali serię, której książkowa wersja stała się ulubionym albumem kilku wybitnych polskich rysowników, z którymi miałem przyjemność rozmawiać w Łodzi. Mogłaby nosić tytuł identyczny z dziełem Tadeusza Konwickiego – pamiętną opowieścią, wydaną jako pierwsza poza oficjalnym obiegiem literackim – historią rozgrywającą się w kolejce stojącej po radzieckie zegarki i równoległej rzeczywistości Powstania Styczniowego na Litwie. Trzeba rozważyć – podobnie jak w przypadku autora „Salta” – czy byłby to „Kompleks polski”, czy może „Kompleks Polski” według Skarżyckiego i Leśniaka.

			Otwieram na przypadkowej stronie – szeroki na dwie strony kadr, wnętrze gabinetu, za taflami szkła widać pewnie panoramę Warszawy. Wszystko w charakterystycznych, zgaszonych błękitach i zieleniach. Z pochyloną głową (nie napiszę „powoli”) stoi zgarbiony petent, a siedzący za biurkiem korpo-(dy)rektor wygłasza złotą myśl: Nie pije pan, nie pali, narkotyków nie bierze, ta sama żona od 20 lat, dzieci nie bite – no sam pan powie, jak my mamy pana książkę wypromować? Jest śmiesznie i dołująco. Korporacja to jedna z charakterystycznych lokacji w świecie twórców „Jeża Jerzego”. Również szkoła z ciągle dociekliwym, małym chłopcem, plaża pełna parawanów i zadowolonych z życia brzuchaczy z równie radosnymi żonami, ławeczka przy trzepaku z parą łysych mięśniaków, usiłujących ojczyznę ratować. Ksiądz, minister, diabeł i anioł – odwieczne figury polskiej, narodowo-patriotycznej szopki. „Polska mistrzem Polski” wyrasta i z tradycji oświeceniowej, i ludowych jasełek, i pijanego tanim winem karnawału. Jest cięta dowcipem, którym zachwycał przez lata Zbigniew Jujka w jednokadrowych rysunkach. On był jednak łagodnym, łaskoczącym piórkiem. Oni są brzytwą.

			Użyłem tu słowa „lokacja” – Leśniak ze Skarżyckim uprawiają grę w słowa, z językiem, w stereotypy. I śmieszny, i straszny jest ten świat. Zadowolony z siebie, zakompleksiony, wycofany do wnętrza, wściekły i wrzaskliwy. I tak naprawdę – w perspektywie cywilizacji – nic nieznaczący. Chce się śmiać. Chce się wyć nad tym doskonałym albumem.

			 

			Teologia herosów i obywateli

			Tym razem na MFKiG miały premierę dwa najnowsze numery ogólnopolskich magazynów: „Zeszytów Komiksowych” (nr 26) oraz „Komiks i my” (nr 7). Sądząc po reakcjach i oddziaływaniu, są to – jak na razie – dwa tytuły czysto komiksowe o największej skali oddziaływania w Polsce. Zbudowane na trochę odmiennych zasadach, próbują – czasem z niezłym skutkiem – bardziej poprzez tekst, lub bardziej poprzez obraz, propagować kulturę komiksową w Polsce. Obydwa ostatnie numery są naprawdę ciekawe i powinny trafić na półkę osób zajmujących się humanistycznym kontekstem w obrębie popkultury.

			„Zeszyty Komiksowe” zajęły się tym razem religią „w dymkach” – zestaw artykułów bardzo ciekawy, bo nietypowy (w ujęciu tematycznym). Obok tego, o czym od dawna mówiono i pisano, czyli narodzin i istnienia bardzo specyficznej metafizyki w uniwersum komiksowym – z cała mitologią, którą można by nawet nazwać religią osobną, znajdujemy artykuły o wykorzystaniu i reinterpretacji istniejących teologii wielu kręgów kulturowych. Herosi Marvela, a obok Biblia. Ten numer ZK stawia i udowadnia (w olbrzymim stopniu) tezę, którą tutaj postawię – a która jest pewnie znana każdemu znającemu parę komiksowych albumów – tam prawie wszystko jest sacrum (mamy w numerze katolicyzm w „Daredevilu” Mirosława Wnęka), ale nie wszystko z naszego kulturowego kręgu („Kartagiński Moloch w komiksie” Patrycji Matusiak), czy nawet z naszego świata.

			W religijnej warstwie, podlegającej analizie, nawet ta dość trywialna (nie chcę użyć określenia nieapetyczna) teologia hipernarodowa zostaje tu rzeczowo zreferowana (ciekawe, że również od strony stricte marketingowej – „Walka św. Jana Hardego ze smokiem” Magdaleny Lary). Czy czegoś mi zabrakło? Jest Neil Gailman (w studium „Ten, który kształtuje postaci” Jerzego Szyłaka) i aż się prosi o pogłębione, dłuższe studium o „Ekspedycji” Polcha/Mostowicza/Górnego i chociażby, mających miejsce osobne w fantastycznej teologii, Dogonach.

			„Komiks i my” – magazyn dość wyraźnie ewoluuje w stronę medium bardziej rysunkowego, ze zredukowaną warstwą publicystyczną. Nadto ten numer, jakby nabrał łyk świeżego powietrza i odfrunął. Stał się zdecydowanie bardziej poligatunkowy i politematyczny. Mamy postapo w stylu, który roboczo nazwałbym amerykańską zabawą z końca lat 70. (scen. Sł. Zajączkowski i rysunki Marek Baranowski), jest również cyberpunk w stylistyce mangowej, który dobrze trzyma klimat, nie idąc w stronę feerii barwnych (Monika Laprus-Wierzejska). To oddech młodych w magazynie. Poza tym surrealistyczno-filozoficzna historia o tożsamości Ozgi i Zekego, czyli groteska w mistrzowskiej grafice, w starym dobrym stylu. Wreszcie historyczna, jednoplanszowa historia Zajączkowskiego i Krzysztofa Wyrzykowskiego na domknięcie numeru. To połączenie wielu stylów, zróżnicowanej tematyki, pokazuje jak zmienia się medium komiksu w ciągu ostatnich 25 lat.
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			Henryk Jerzy Chmielewski

			Tytus, Romek i A’Tomek obchodzą 100-lecie odzyskania niepodległości Polski
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			Warszawa : Prószyński Media, 2018
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			Ed Piskor

			Hip hop. Genealogia

			112 s. ; 33 cm

			Warszawa : Timof Comics, 2018
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			Małgorzata Kulik

			Ta małpa poszła do nieba

			143 s. ; 27 cm

			Warszawa : Wydawnictwo Komiksowe, 2018
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			Tomasz Leśniak, Rafał Skarżycki

			Polska mistrzem Polski

			47 s. ; 15x24 cm

			Warszawa : Timof comics : Polskie Stowarzyszenie Komiksowe, 2017
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			Zeszyty Komiksowe 2018, nr 26

			140 s. ; 25 cm

			Poznań : Instytut Kultury Popularnej, Biblioteka Uniwersytecka w Poznaniu
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			Komiks i my 2018, nr 1

			68 s. ; 28 cm

			Grodzisk Mazowiecki : Wydawnictwo „Komiks i my”
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			Przemysł jest kobietą? (Katarzyna Witerscheim „Helena Wiktoria”), Katarzyna Kurowska

			 

		

		
			[image: 47.psd]
		

		
			Katarzyna Witerscheim

			Helena Wiktoria. T. 1, Szlajfki

			196 s. ; 25 cm

			Warszawa : Studio JG, 2018
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			Industriada jest kobietą – w myśl hasła tegorocznej imprezy na Górnym Śląsku powstał zeszyt komiksowy „Joanna i spółka”, który przybliża jedną z najbardziej znanych postaci w regionie, nazywanym przez niektórych matką przemysłu, Joannę Gryzik.

			 

		

		
			Kobieta ta w dzieciństwie przyjaźniła się z Karolem Godulą, najbogatszym człowiekiem na Śląsku, który zarządzał wieloma kopalniami i majątkami ziemskimi. On dostrzegł w małej Asi nieprzeciętną odwagę i gotowość na stawianie czoła przeciwnościom. Dlatego, gdy zbliżał się kres życia, postanowił właśnie jej zapisać większość swojego majątku. Joanna stała się najbogatszą sześciolatką. Bogactwo jednak mogłoby zostać przejęte przez pozostałych spadkobierców, gdyby Joanna bezpotomnie zmarła. Z tego powodu dziewczynka do momentu uzyskania pełnoletności, kiedy będzie mogła zarządzać majątkiem oraz możliwości zamążpójścia, musiała ukrywać się w klasztorze. Zaaranżowane małżeństwo okazało się szczęśliwe, zaowocowało gromadką dzieci, a sama Joanna zyskała tytuł szlachecki, dzięki któremu podniosła swój status społeczny. Jej majątek i pozycja pozwala na zaangażowanie się w prace społeczne i pomaganie biednym, a także fundowanie sierocińców, szkół i kościołów. Jedną z ostatnich inicjatyw spółki Joanny była budowa Elektrociepłowni w Szombierkach, której solidna konstrukcja miała chronić w razie poważnego zagrożenia – funkcję dobrze spełniła, skoro przetrwała II wojnę światową.

			Nie bez powodu przywołuję tę wyjątkową postać, jej działania wydają się tym bardziej niezwykłe, że miały miejsce w czasach, w których kobiety dopiero zaczęły walczyć o swoje prawa i nie miały jeszcze pełnych możliwości zarządzania, czy to swoim majątkiem, czy to zakładem produkcyjnym. Joanna Gryzik stała się inspiracją dla Katarzyny Witerscheim, która wykreowała tytułową postać Heleny Wiktorii w nowym cyklu komiksowym.

			„Helena Wiktoria” to opowieść o dziewczynie, która w wieku ośmiu lat otrzymała cały spadek swojego wuja Stanisława Krolla. Po jego śmierci podróżowała po Europie, do Bytomia wraca już jako pełnoletnia panna, by zgodnie z oczekiwaniami rodziny znaleźć odpowiednio tytułowanego kandydata na męża, który będzie mógł zarządzać jej majątkiem, czyli nadzorować prace na kopalniach. Helenie nie bardzo uśmiecha się realizować plan rodziny, zaproponowany jej kandydat z hrabiowskim tytułem okazuje się strasznie nudnym mrukiem, natomiast jej serce skłania się bardziej w stronę sympatii z lat dzieciństwa, Artura, który obecnie we Wrocławiu studiuje medycynę. Artur, druga kluczowa postać w tej historii, jest zaskoczony nagłym odzewem przyjaciółki z dzieciństwa, która przez lata nie dawała znaku życia. Niespodziewanie otrzymuje listowne zaproszenie do jej bytomskiej posiadłości, a podczas przyjęcia i późniejszych spotkań z rodziną Heleny nie potrafi się odnaleźć, jest onieśmielony zarówno atrakcyjną i śmiałą kobietą, jaką stała się przyjaciółka, jak i przenikliwymi spojrzeniami jej krewnych. Za namową matki, która myśli o przyszłości syna, Artur stara się utrzymywać z tą rodziną kontakty kosztem własnego komfortu.

			Z opisu zamieszczonego na okładce albumu wyczuwa się emancypacyjny charakter działań bohaterki, która zamierza zarządzać majątkiem – kuzyn dopiero w ostateczności zgadza się wprowadzić Helenę w temat – oraz walczyć z krewnymi o samodzielną decyzję dotyczącą ewentualnego małżeństwa. Tymczasem w komiksowej narracji bohaterka jawi się jako wyzwolona dziewczyna, która lekceważy zasady etykiety, marzy o miłości z harlequina, a zarządzanie majątkiem ma być jej sposobem na nudę – zamiast dojrzałej kobiety, która świadomie podejmuje decyzje przeciwko tradycyjnym regułom społecznym, mamy śmiałą nastolatkę. Mimo to komiks wyróżnia się tym, że w opowieści o XIX-wiecznym przemyśle to kobietę obsadza się w głównej roli.

			Rozczarowujące okazuje się także to, że pytania postawione w opisie pozostają aktualne po skończonej lekturze, tj. akcja pierwszego tomu, kończy się w takim momencie, w którym nie zdążymy nawet rozpoznać dobrze, kto i jak spiskuje przeciwko Helenie, a tym bardziej zaobserwować zmagań protagonistki z przeciwnikami. Stąd wzięło się wrażenie, że dziewczyna ma charakterystyczne dla swojego wieku kaprysy, a nie rzeczywistą potrzebę walki o swoje prawa. W gruncie rzeczy „Szlajfki”, jak brzmi tytuł pierwszego tomu, stanowią zaledwie wprowadzenie do historii.

			I taki wstępny charakter opowieści jest też częściowo przyczyną kolejnego rozczarowania – za mało w niej Bytomia i Śląska. Choć już na okładce w tle majaczą cienie szybów kopalnianych, a w środku zobaczymy pałac w Szombierkach, wybudowany przez Karola Godulę, który tu pełni funkcję posiadłości Heleny Wiktorii i zarysy sylwetek familoków – więcej charakterystycznych elementów krajobrazu nie ma. Klimat regionu został podkreślony z rzadka pojawiającą się śląską godką, którą posługują się tylko służące, oraz pieśniami ludowymi („Poszła Karolinka do Gogolina”). Mimo to odczuwam niedosyt. Ponadto moje wątpliwości budzi adekwatność zastosowanej tu kreski, wzorowanej na japońskich mangach – to może kulturowo zgrzytać, z drugiej zaś strony portfolio Witerscheim wskazuje, że rysowniczka lubi eksperymentować, łącząc mangę z regionalnymi, polskimi akcentami.

			Pozostaje mieć nadzieję, że pierońskie poczucie niedosytu emancypacyjnych wątków i śląskich akcentów zostanie zaspokojone rychłą premierą kolejnego tomu.

			 

		

	
		
			 

			RETRO

			Mrok i mistyka (Prawdopodobnie nigdy tego nie słyszeliście, ale to najlepsza płyta świata), Mirosław Krzysztofek

			 

		

		
			Przedsięwzięcie z rodzaju: spotkajmy się, może coś z tego będzie. Zwykle nie będzie, ale tym razem się udało. I to jak!

			 

		

		
			Dla mnie pierwsza i ostatnia płyta Shrinebuildera, to jedna z najlepszych, jeśli nie najlepsza, płyta szeroko rozumianego heavy metalu ostatniego dziesięciolecia. Sam skład zespołu sugeruje rodzaj muzyki, z jakim możemy mieć do czynienia. Czwórka muzyków grających na co dzień między innymi w grupach takich, jak Melvins, Neurosis, Om, Sleep, Saint Vitus, The Obssessed postanowiła nagrać album będący syntezą ich zainteresowań.

			Wyszło dzieło intrygujące, mroczne, wykraczające poza twórczość rodzimych zespołów muzyków Shrinebuildera, a chwilami, za sprawą basisty i jednego z wokalistów Ala Cisnerosa, mistyczne. Coś dla fanów The Swans, Neurosis, Bloodiest, wczesnego Nicka Cave’a. Nie tylko brytyjski Black Sabbath jest tu kolejną oczywistą inspiracją, ale i cały zestaw gwiazd amerykańskiego gitarowego rocka. Fantastyczny, ciężki rock bez barier i zahamowań. Pełen muzycznej erudycji, potężnych brzmień i wyrafinowanych pomysłów.

			Trudno wyróżnić jakiś utwór. Bo wszystkie są genialne. Szkoda, że tylko ten jeden raz. Z drugiej strony, może to i dobrze. Tak powstają legendy.
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			Shrinebuilder, Shrinebuilder”, Neurot Recordings, 2009

			 

		

	
		
			 

			Mitologia Czerwonej Planety (Prawdopodobnie nigdy tego nie czytaliście, ale to najlepsza książka świata), Paweł Chmielewski
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			Aleksy Tołstoj

			Aelita

			192 s. ; 20 cm

			Warszawa : „Iskry”, 1956

			821.161.1-3

			 

		

		
			Parę miesięcy temu – z czystej nudy – przeskakując z kanału na kanał, trafiłem na pokaz awangardowej mody. Przez kilkanaście minut patrzyłem zafascynowany na futurystyczne kostiumy, przeniesione jakby z niemieckiej kinematografii czasów ekspresjonizmu.

			 

		

		
			Wciąż zadawałem sobie pytanie – skąd znam ten, najeżony kolcami, niby antenami wielkiego miasta, kapelusz na głowie wysmukłej modelki. „Aelita”! – filmowe i scenograficzne arcydzieło niemego ekranu z 1924 r., w reżyserii Jakowa Protazanowa. Obraz, bez znajomości którego nie wypada mówić, że wiemy coś o kinie SF. Kamień milowy na miarę „Podróży na Księżyc” (1902) Georgesa Mélièsa. Osnową scenariusza – tu lekkie zaskoczenie – była niewielka powieść Aleksego Tołstoja pod tym samym tytułem. Tego samego hrabiego Tołstoja, którego tak wysoko cenił generalissimus Josif Wissarionowicz, autora epopei o losach rosyjskiej inteligencji „Droga przez mękę” i pompatycznie zekranizowanego przez Władimira Pietrowa „Piotra I”, filmu, który – to diaboliczny żart historii – obok teatralnych „Dni Turbinów” (na podstawie „Białej gwardii”) Michała Bułhakowa, stał się ulubionym dziełem sztuki Stalina. Nawet genialnych dzieł Eisensteina nie cenił tak wysoko.

			I ten Tołstoj, apologeta tyranii, żyjący w podmoskiewskiej willi, jakby ustrój wcale się nie zmienił, jest autorem kilku małych utworów fantastycznych. „Aelita” jest wśród nich perłą języka i koncepcji. W oczywisty sposób inspirowana dziełami H.G. Wellsa, językowo – zwłaszcza w początkowych sekwencjach moskiewskich – przypomina humoreski Zoszczenki, lecz najciekawsze, oś tej historii to oczywiście podróż dwóch (nieledwie „zbędnych ludzi”) na Marsa, w rakiecie zbudowanej przez inżyniera Łosia, któremu z nudy i zniechęcenia ziemskim życiem, towarzyszy były kawalerzysta Budionnego – Gusiew.

			Pełen technologicznych nowinek Mars, okazuje się cywilizacją u schyłku istnienia, powiązaną siecią mitów o Przybyszach z Nieba z poczciwą, błękitną Ziemią. W opowieściach Aelity (marsjańskiej piękności) wysnutych niczym pajęcza nić przed zakochanym w niej Łosiem – odbija się legendarna Atlantyda, czas olbrzymów, mity afrykańskie, złoty wiek. Tołstoj odtwarzając losy Czerwonej Planety skrzywia eposy naszej kultury. Zaś schyłkiem marsjańskiego życia jest autorytarny system wyzysku. I nieuchronna rewolucja. Fabularne skojarzenia z późniejszym o trzy lata arcydziełem „Metropolis” są nieuniknione. Nie wiem, czy Fritz Lang czytał Tołstoja. My powinniśmy, trudno bez „Aelity” mówić o znajomości kanonu literatury fantastyczno-naukowej.

			 

		

	
		
			 

			FILM

			„Kler” i reszta kina (Festiwal Polskich Filmów Fabularnych w Gdyni), Piotr Kletowski

			 

		

		
			Bez dwóch zdań, najważniejszym filmem tegorocznego Festiwalu Polskich Filmów Fabularnych w Gdyni był „Kler” Wojciecha Smarzowskiego, o którym, z powodu widowiskowego zwiastunu, głośno było jeszcze przed premierą.

			 

		

		
			Znając wcześniejsze produkcje twórcy „Róży” raczej nie liczyłem na to, że Wojtek Smarzowski, znany z ciężkiej, reżyserskiej ręki, zdobędzie się na jakąś subtelność w portretowaniu Kościoła katolickiego, ale miałem nadzieję że zostawi jakiś cień obiektywizmu (wszakże nawet w „Wołyniu” nie wszyscy Ukraińcy rozwalali siekierami łby Polakom). Niestety, przeliczyłem się. „Kler” to deklaracja wojny totalnej przeciwko Kościołowi katolickiemu w Polsce, w której „Smarzol” nie bierze jeńców. W wizji reżysera Kościół katolicki to mafijna organizacja złożona wyłącznie ze zdeprawowanych i deprawujących, gdzie wierni są jedynie bydłem do rżnięcia, a im wyżej w hierarchii kościelnej, tym gorzej (scena, w której Gajos biskup czołga się w masce świni i jest biczowany przez prostytutkę to prawdziwa filmowa wisienka na torcie, à la „Gorzkie gody” Polańskiego).

			Smarzowski słusznie podejmuje kwestię pedofilii w Kościele i jej tuszowania przez hierarchię (wszelkie ataki na film są oczywiście odpierane argumentem chcesz bronić pedofilii w Kościele!, co oczywiście zamyka skutecznie próbę krytyki), choć dla niego właściwie wszyscy księża to pedofile lub homoseksualiści, względnie ofiary pedofili lub łamiący celibat cudzołożnicy, płodzący nieślubne dzieci z gospodyniami. Jednakże jądrem filmu jest wątek połączony z tym pierwszym, obrazujący (w sposób łopatologiczny, jak to tylko możliwe), że przyczyną bezkarności Kościoła katolickiego w Polsce jest jego kombatancka chwała związana z obaleniem komuny (czyli używając uproszczenia: śmierć księdza Popiełuszki umożliwiała i umożliwia dzisiaj bezkarność polskich pedofili w sutannach i innych „czarnych” przestępców). Oczywiście nawet taką jednowymiarową i krzywdzącą wizję można by przyjąć, uszanować i potraktować jako rodzaj przekłucia balonu pychy Kościoła w Polsce, który istnieje i jest wielki jak Jezus ze Świebodzina, żałując oczywiście, że „Smarzol” – reżyser na swój sposób wybitny (oddajmy filmowi: to najlepsza reżyserska robota tego twórcy – bez montażowej „sraczki”, ze starannym i przejrzystym scenariuszem, mistrzowskim aktorstwem) – nie zrobił czegoś na kształt polskiego „Pod słońcem szatana” (a mógł), woląc zamiast tego zrobić „Drewniany różaniec 2”.

			Obawiam się, że ten film, niestety, zamiast doprowadzić do jakiejś przemiany, przez swą jednoznaczność jeszcze bardziej skonfliktuje zwaśnione obozy, które zacieśnią szeregi w ideowym sporze. Ale mimo wszystko warto iść na „Kler”, nie tylko dlatego że jest dobrze zrobiony, ale dlatego, że może odpowiedzią na sportretowanie zła i deprawacji będzie to, że ludzie – także a może przede wszystkim wierzący – przypomną sobie, że świat nie jest tak do końca zdeprawowany jak pokazuje go Smarzowski, że zawsze jest w nim miejsce na dobro, współczucie i przebaczenie – idee, za jakie żył i umarł Pan grzesznych bohaterów „Kleru”. Poza wszystkim szkoda jednak, że „Kler” to taki filmowy „cep”; gdyby „Smarzol” trochę odpuścił i pokazał nieco dobra w Kościele (nawet tyciu, tyciuteńko) i zrezygnował z paru scen (ale sobie nie odpuścił: jak zacznie odpuszczać takie rzeczy to stanie się prawdziwym artystą, a nie tylko najlepszym w Polsce rzemieślnikiem filmowym), to byłoby wspaniałe, mocne, wieloaspektowe, prawdziwe kino, które zostawia w tyle (prawie) wszystkie „bezkostne”, nagrodzone podczas festiwalu, filmy. Ale zrobił, co zrobił i dlatego mamy to, co mamy. A i tak pewnie to właśnie „Kler” zostanie przede wszystkim po tym festiwalu, i będzie też najczęściej oglądanym polskim filmem z festiwalowej puli. Więc tym bardziej szkoda, że zamiast szerokiej panoramy, mamy samo zło. 

			Z drugiej strony pozostaje pytanie podstawowe, czy rzeczywiście Wojtek Smarzowski jest takim wrażliwcem, że bierze sobie do serca wszystkie wielkie problemy, które porusza w swoim kinie (alkoholizmy, martyrologie, Wołynie, pedofilie), aby swymi filmami naprawiać świat? A może chodzi mu o tylko o to, by wykorzystać je filmowo, by „odpalić” kinematograficzne „fajerwerki”, walnąć siekierką-kamerką przez łepek widza, żeby się nie pozbierał? Ale wtedy byłaby to filmowa perwersja wyższego rzędu. To są pytania trudne, na które odpowiedź zna chyba tylko sam reżyser. 

			Swoją drogą, analizując raz jeszcze fabułę „Kleru”, to myślę sobie, że ukochanym polskim filmem „Smarzola” są „Psy” Pasikowskiego, bo „Kler” to takie „Psy”, tylko że w sutannach. Nawet Gajos, który grał w obu filmach autorytarnych szefów mafii się zgadza (podobnie siarczyście klnie). Tylko Bogusława Lindy tutaj zabrakło (tu za „ostatniego sprawiedliwego” robi postać grana przez Arkadiusza Jakubika) – ale Linda za to grał księdza, tylko że dobrego (i nie chodzi o Robaka, lecz o księdza – wzorowanego na ks. Arkadiuszu Nowaku – opiekującego się narkomanami) w „Sezonie na czarownice” Magdaleny Łazarkiewicz. A więc w „Psach” mafia czerwona, tu mafia czarna. Tam Moskwa, tu Watykan... Tylko że tam poezja kina à la Peckinpah, a tu „Smarzol” z siekierą... Zresztą, jakby się nad tym dłużej zastanawiać, podobieństw jest znacznie, znacznie więcej (choćby podobieństwo struktury fabularnej – oscylującej wokół wielkiego przekrętu – w filmie Pasikowskiego był to przemyt amfetaminy, tutaj są „wałki” związane z budową sanktuarium), czy też dramatyczny finał (bardzo zbieżny z „samobójczym” finałem „Psów”). Dostrzegając taką analogię można byłoby pokusić się (jak zrobił to Piotr Szulkin w swej filmowej grotesce „Mięso”) o przeprowadzenie paraleli między komunistami a księżmi, toczącymi bój o zbiorową duszę polskiego społeczeństwa – gdyby jednak dobro i racja nie stały za Kościołem właśnie, którego przedstawiciele nierzadko oddawali swe życie za wolność sumienia. Jak choćby radomski duchowny ksiądz Roman Kotlarz (zamordowany przez SB za wspieranie robotników w Radomiu), o którym film pt. „Klecha” kończy właśnie Jacek Gwizdała (z Mirosławem Baką w roli bohaterskiego kapłana). 

			W wielu dyskusjach powtarza się motyw, że Smarzowski od lat komuś „dowala”, piętnując jego błędy, ignorując pozytywy. Ale tym razem reżyser zabrał się nie za policję, polityków, ale za Kościół katolicki, do tego potraktowany tylko i wyłącznie jako instytucja, a przecież dla wielu ów Kościół jest czymś więcej niż tylko Molochem pożerającym własne dzieci (jak dobitnie pokazuje to Smarzowski). Dla wielu Kościół jako depozytariusz nauki Chrystusa, przekaźnik mocy z Wysoka, jest po prostu niezbędny do życia. Ale nawet i taką, mocno przekrzywioną wizję, jaką proponuje „Kler” można byłoby zaakceptować (jak akceptuje się przecież też w swej istocie antykościelne filmy Kawalerowicza, Buñuela, Ferreriego – choć one, rzecz jasna, są bardziej wyrafinowane i wielowymiarowe, dlatego też są dziełami sztuki).

			W tym świetle, myślę że o prawdziwej, twórczej niezależności Smarzowskiego zadecyduje jego kolejny film (że go zrobi jestem tego pewny, jak tego że „Kler” będzie kinowym hitem). Podczas festiwalu rozmawiałem z reżyserem na temat potencjalnego filmu o pogromie w Kielcach w 1946 r. Jeżeli porwie się na takie dzieło i będzie na tyle odważny, że pokaże całą prawdę o tym wydarzeniu, to przyznam, że rzeczywiście jest dzielny i bezkompromisowy, idzie swoją drogą.

			Czarny cień „Kleru”, jak posąg Chrystusa z Rio przysłonił tegoroczny festiwal w Gdyni. A szkoda, bo tak dobrego nie było od lat. W konkursie głównym nie było chybionych tytułów. Starzy mistrzowie odzyskali formę: wspaniały Koterski ze swoją wersją „Ferdydurke” – czyli filmem „Siedem uczuć”, gdzie dorośli aktorzy wcielali się w dziecięce role; Andrzeja Kondratiuka prześwietne filmowe pożegnanie Janusza Kondratiuka w tragifarsie „Jak pies z kotem”; Filip Bajon ze swym kaszubskim „Magnatem” – filmem „Kamerdyner”. Ale też i młoda kadra wykazała się inteligencją i pracowitością (prawdziwie amerykańska, wyrosła ze stand-upowego humoru komedia „Juliusz”), filmowe „pewniaki” nie zawiodły (trzymający w napięciu „Wilkołak” Adriana Panka, bardzo intrygująca „Fuga” Agnieszki Smoczyńskiej).

			Były filmy różnorodne i wielce oryginalne (np. pokazywana w konkursie Złotego Pazura zastanawiająca, zrobiona na styku filmu, teatru i kina poetyckiego „Dziura w głowie” Piotra Subbotko). Śmiało więc można powiedzieć, że polskie kino nie obniża poziomu, a nawet wzrasta jego intelektualny i gatunkowy ciężar, szkoda tylko że wciąż nie potrafi zdobyć się na ideowy wielogłos, z grubsza podporządkowane jest jednej politycznej opcji.

			Jednakże, by polscy filmowcy, być może czytający moją relację, nie popadli w samozachwyt powiedzieć jednak trzeba, że to nie jest tak, że jak jest dobrze to jest dobrze. Co to, to nie! Polskie kino na tle światowego to jest 3, w porywach 3+, czasem tylko 4, a 5 to jeden, dwa filmy. Ale można się pocieszyć, że przez wiele lat to było 2, 2, 2, więc powoli wychodzimy z szafy, ale do światła jeszcze daleko. Dlaczego? Przede wszystkim pokutuje dojmujący brak kreatywnych producentów, gromadzących środki finansowe na produkcje, odpowiadających za kształt filmu (wzorcem byłby tu zrealizowany przez taki mobilny team producentów „Juliusz”). Drugi „grzech śmiertelny” polskiego kina Anno Domini 2018, to brak – nawet w najlepszych produkcjach – precyzji. Te przerażające dziury w scenariuszach, nawet w najlepszych produkcjach! Obawiam się, że wynika to z prostej sytuacji. Otóż wielu członków komisji scenariuszowych przekartkowuje jedynie scenariusze, które ocenia w pociągu do Warszawy, nie wychwytując błędów poczynionych przez autorów tekstów.

			Ale na koniec chciałbym wspomnieć o dwóch filmach, które urzekły mnie w szczególności, pozostawiając mnie w stanie małej euforii. Jeden z nich był tak zły, że aż dobry, drugi był dla mnie najlepszym filmem festiwalu.

			Wszystko, co możesz zrobić, to użyczyć mi swego ciała, To, co zrobiłem tobie, możesz teraz zrobić i mnie – mówi, do swego młodego pomocnika, bohater najnowszego filmu mistrza Zanussiego „Eter” (w tej roli Jacek Poniedziałek) – homoerotycznego, „mokrego snu” o modernizmie à la Visconti, w którym „Parsifal” Wagnera do spółki z „Faustem” bałamucą „Mistrza i Małgorzatę”, by zrodziła austrowęgierskiego „Frankensteina” mówiącego po ukraińsku. Do tego jest tu jeszcze ksiądz-samcołożnik (fałszywy) i garnizon jurnych żołnierzy jak z „Pustyni Tatarów” Zurliniego, boksujących się w otoczeniu spoconych rumaków. Brakuje tylko diabła? Nic podobnego! To on przecież jest głównym bohaterem filmu Zanussiego. Do tego jest Rosjaninem, zdubbingowanym przez Adama Ferencego. Powiem szczerze, że tak szczerej wypowiedzi autorskiej (czerpiącej z osobistych i filmowych obsesji), jaką jest „Eter” nie widziałem od czasu filmu „Wszyscy jesteśmy Chrystusami”, zaś jeśli chodzi o kampowość (dodałbym kilka śmiałych scen erotycznych, nagich kobiecych ciał i „Jesus” Franco nie miałby żadnych szans w starciu z Zanussim) to ostatni raz widziałem coś takiego w Gdyni, oglądając „Nienasycenie” Wiktora Grodeckiego – zapomnianą filmową fantazję na temat Witkacego z Cezarym Pazurą w jednej ze scen wcinający czekoladowe gówienko prosto z nocnika. Choć przyznać muszę jednocześnie, że ten przedziwny film, podejmujący poważne metafizyczne problemy (człowiek może zapomnieć o istnieniu Boga, ale nigdy nie zapomni o istnieniu szatana), jest to chyba pierwszy film twórcy „Struktury kryształu”, którego oglądanie sprawiło mi swego rodzaju kinematograficzną frajdę. Jeśliby wyabstrahować z „Eteru” cały ten intelektualno-filozoficzno-metafizyczny balast, to jest to rzeczywiście bardzo filmowy, pełen wizyjnych obrazów film, rodzaj hołdu złożonego klasyce kina i literatury, kampowa fantazja wysnuta z własnych rojeń i kinematograficznych fascynacji. Film na swój sposób wolny i wyzwalający. Śmieszny, ale i poważny jednocześnie. Jak „Ciało dla Frankensteina” Paula Morriseya (który to film dzieło Zanussiego w jakimś sensie przypomina), albo inne europejskie horrory, w których erotyczno-historyczny kicz odsłania niespodziewanie prawdę o człowieku.

			Jednak moje prywatne Złote Lwy (jak wiadomo, główną nagrodę zgarnął Paweł Pawlikowski za „Zimną wojnę”) zawędrowałyby do Jana Jakuba Kolskiego za „Ułaskawienie”, nie tylko jako film o „wojnie po wojnie”, ale przede wszystkim jako głęboka opowieść o przepracowaniu traumy po śmierci najbliższej osoby (i kwestia ta wychodzi rzecz jasna poza ekranową rzeczywistość w przypadku Kolskich). Poza tym ten film jest po mistrzowsku wyreżyserowany, zagrany (rola Jana Jankowskiego – którego pamiętam jako młodego herosa z wojennego „Samego pośród swoich” Wojciecha Wójcika – tu jest starym, ale charyzmatycznym człowiekiem – warta była Złotych Lwów), sfilmowany oraz przede wszystkim napisany (ma swój własny, specyficzny rytm i narracyjną strukturę). Ma też film ten swój wymiar mitologiczny, nadający historii uniwersalne znaczenie. Ale wiadomo, nagrody tegorocznego festiwalu rozdano już dawno przed jego rozpoczęciem.

			 

			(Poglądy wyrażone przez autora są jego osobistą, subiektywną oceną i nie można ich utożsamiać z opiniami redakcji).
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			„Kler”, reż. Wojtek Smarzowski

			 

		

		
			Fot. Bartosz Mrozowski
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			„Kamerdyner”, reż. Filip Bajon
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			„Krew Boga”, reż. Bartosz Konopka
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			„Dziura w głowie”, reż. Piotr Subbotko

			 

		

		
			Materiały prasowe Festiwalu Polskich Filmów Fabularnych w Gdyni

			 

		

	
		
			 

			Kinowe „Księstwo” Rafała Zawieruchy (Sylwetka aktora – młodego Polańskiego u Quentina Tarantino), Grzegorz Niemiec

			 

		

		
			Zdjęcia plenerowe mogą zastąpić kosztowne dekoracje filmowe budowane miesiącami w atelier. Twierdze, klasztory, dworki szlacheckie, leśne ostępy i wiejskie gościńce sfilmowane ręką biegłego operatora kształtują wyobraźnię widza i rozbudzają apetyt, aby obrazy zarejestrowane na taśmie celuloidowej skonfrontować z rzeczywistym miejscem, gdzie kręcono popularne filmy i seriale. 

			 

		

		
			Dzięki dokumentalnej serii „Polska filmowa” (2016) możemy odbyć podróże w te miejsca z przewodnikiem, Rafałem Zawieruchą. Aktor, urodzony w Krakowie (12.10.1986 r.), dzieciństwo i młodość spędził w Kielcach. Jest absolwentem III Liceum Ogólnokształcącego im. Cypriana Kamila Norwida oraz ukończonej sześć lat temu Akademii Teatralnej im. Aleksandra Zelwerowicza w Warszawie. Cechuje go witalność, entuzjazm, którym zaraża innych i uśmiech, widoczny na zdjęciach do portali branżowych. Pozytywne nastawienie pomaga w czasie rozmów z tuzami rodzimej kinematografii: Andrzejem Wajdą, Jerzym Hoffmanem, Beatą Tyszkiewicz, Grażyną Szapołowską, Danielem Olbrychskim. Rzetelne wspomnienia z planów zdjęciowych najeżone są anegdotami, dzięki którym filmy znane stają się nam bliższe. 

			Siódmy odcinek sequelu Canal+ Discovery „Polska filmowa 2” (2016) jest poświęcony Świętokrzyskiemu. Zaczynamy od przyjacielskiej pogawędki Zawieruchy z Mateuszem Damięckim (Cezary Baryka) w Ludyni, która odsłania kulisy realizacji „Przedwiośnia” (2001, reż. F. Bajon). Modrzewiowy dworek, pamiętający insurekcję kościuszkowską i powstanie styczniowe, zagrał Nawłoć z powieści Stefana Żeromskiego. Zdjęcia do filmu rozpoczęły się od sceny przyjazdu Baryki do Nawłoci. Dużo emocji wzbudziła scena intymnego zbliżenia Baryki i Laury Kościenieckiej (Małgorzata Lewińska), której przyglądała się ekipa filmowa i rodzina aktorki. Kareta naprawdę jest odkryta i stoi w miejscu, ale dzięki zastosowaniu osobliwych trików widzimy na ekranie, jak zakryty powóz się porusza. „Kino to wielkie oszustwo!” – stwierdza Damięcki. Aktor aż osiemnaście razy wypowiedział na planie dwa słowa: „To ja” – oczywiście, pierwszy dubel okazał się najlepszy. 

			Pałac Biskupów Krakowskich w Kielcach, Baranów Sandomierski i „Pustelnia Złotego Lasu” w Rytwianach są znane z serialu spod znaku płaszcza i szpady „Czarne chmury” (1973, reż. A. Konic). Na dziedzińcu dawnego klasztoru wachmistrz Kacper Pilch (Ryszard Pietruski) z pomocą zakonników uwalnia pułkownika Krzysztofa Dowgirda z elektorskiej karety. W latach 70. odtwórca roli Dowgirda – Leonard Pietraszak rywalizował o miano pierwszego superbohatera PRL z Jankiem Kosem i agentem J-23. Dziś aktor chętnie wspomina, jak galopował na koniu i poznawał arkana fechtunku.

			Niedaleko od stolicy województwa świętokrzyskiego napotkamy malownicze ruiny zamku królewskiego w Chęcinach, gdzie kręcono „Pierścień i różę” (1986, reż. J. Gruza), „Syzyfowe prace” (2000, reż. P. Komorowski), „Przedwiośnie” i „Śluby panieńskie” (2010, reż. F. Bajon) Ale to „Pan Wołodyjowski” (1969) nadal wzbudza największe zainteresowanie widzów. Chęciny wybrano niejako przez przypadek, bowiem ekipa filmowa Jerzego Hoffmana natrafiła na gęstą sieć słupów telegraficznych w Kamieńcu Podolskim. Na wzgórzu, nieopodal chęcińskiej twierdzy, ustawiono drugi zamek, szturmowaną przez Turków dekorację, ta, wedle obowiązujących przepisów, musiała być rozebrana po zakończeniu zdjęć. Pozostałości dawnej rezydencji Bony Sforzy, z przełomu XIII i XIV w., to niezaprzeczalna perła w koronie tutejszych zabytków. Dziś jest tu scena, na której odbywają się pokazy tańców dworskich, strzały z hakownicy bądź łuku, średniowieczna mennica, galeria tarcz herbowych i osobliwa przymierzalnia hełmów rycerskich. Owe atrakcje przypominają czasy świetności zamku za dnia, a świetlne iluminacje uwodzą turystów nocą. Jerzy Hoffman przyjechał do Chęcin po czterdziestu ośmiu latach i z nieukrywanym wzruszeniem opowiedział o swoim „Panu Wołodyjowskim” – u niego działo musi mieć odrzut, więc za armatami zbudowano drewniane pomosty, tego nie robiło się nawet w Ameryce!

			Mekką filmowców jest Sandomierz. Zanim ktokolwiek słyszał o „Ojcu Mateuszu”, u zbiegu Sanu i Wisły nakręcono plenery do „Spotkania w Bajce” (1962) Jana Rybkowskiego, „Popiołów” (1965) Andrzeja Wajdy i mało znanej adaptacji prozy Jarosława Iwaszkiewicza „Zygfryd” (1986) Andrzeja Domalika, polskiej odmiany „Śmierci w Wenecji” Tomasza Manna. Robert Więckiewicz, z którym Zawierucha spotkał się na planie „Króla życia” (2015, reż. J. Zieliński), opowiada o okrutnej zbrodni i śledztwie prowadzonym przez prokuratora Szackiego w „Ziarnie prawdy” (2015) Borysa Lankosza oraz o tym, że filmowcy spowszednieli w Sandomierzu i bywają tu traktowani pogardliwie.

			Popularność „Polski filmowej” przyczyniła się do decyzji o realizacji „Europy filmowej” (2018). Imponująco prezentuje się długa lista miejsc, które odwiedził gospodarz programu, Rafał Zawierucha – od Paryża przez Prowansję, Lazurowe Wybrzeże, Toskanię aż po Rzym, Londyn, Pragę. Aktor rozmawia ze zdobywcami Oscarów i nominowanymi do prestiżowych nagród w Cannes, Berlinie i Wenecji, a więc profesjonalistami w każdym calu, którzy podejmując kontrowersyjne wyzwania, rewolucjonizują kino. Jak twierdzi Zawierucha, gwiazdy chętnie dzielą się doświadczeniami, przynoszą teczki ze zdjęciami z planu, szkice i charakterystyczne rekwizyty filmowe. Najpiękniejsze zakątki Europy to często gotowa scenografia, ta wyobrażona przez reżyserów i scenarzystów. Dlatego tak często pozują do filmów: Paryż, Rzym, Praga czy Londyn, gdzie przyszedł na świat Alfred Hitchcock i Charlie Chaplin, kręcono „Mechaniczną pomarańczę” (1971, reż. S. Kubrick), „Trainspotting” (1996, reż. D. Boyle) oraz „Cztery wesela i pogrzeb” (1994, reż. M. Newell). Ci najwięksi, luminarze X muzy – Fellini, Bertolucci, Wenders – potrafią już tytułem wskazać obiekt zainteresowania: „Rzym” (1972), „Ostatnie tango w Paryżu” (1972), „Niebo nad Berlinem” (1987) i nie uszczknąć ani grama genius loci filmowanego miejsca. 

			Warto zwiedzić Stary Kontynent z Rafałem Zawieruchą, który rozpoczął aktorską karierę od roli Zbyszka Pasternaka w „Księstwie” (2011, reż. A. Barański). To jak dotąd jedyna pierwszoplanowa rola Zawieruchy, za którą aktor był nominowany do nagrody Złotej Kaczki miesięcznika „Film”. „Księstwo” jest oparte na powieściowym tryptyku Zbigniewa Masternaka: „Chmurołap”, „Niech żyje wolność” i „Scyzoryk”. Pisarz urodził się w Piórkowie koło Łagowa. Jego proza jest spięta z folklorem ludowym, można by rzec, ludoznawcza, ukonstytuowana na miejscowych przesądach pogańskich: legendach, klechdach, apokryfach. Autorskie credo zakłada, że rodzina bohatera ma potężnego przodka, księcia Wiślan. Tak więc chłopiec, już od szkoły zbiorczej, zapisuje w notesie swoje sukcesy. „Księstwo” dzieli się na powiaty: „Naukę”, „Sport” i „Różne”. Bohater to alter ego pisarza, który nadaje chłopcu własną tożsamość: imię, chłopskie pochodzenie, takie same zainteresowania: piłka nożna i literatura, przezwisko Książę oraz podejmuje osobliwą – zbyt ekshibicjonistyczną – próbę podsumowania dotychczasowego życia.

			Ów autobiograficzny materiał posłużył do stworzenia współczesnego portretu świętokrzyskiej wsi. Wszak Andrzej Barański jest niedoścignionym pejzażystą życia prowincji, które toczy się niby przypadkiem, z dala od zgiełku wielotysięcznych miast. Barańskiego interesuje przede wszystkim powieść „Niech żyje wolność”, zatytułowana tak na cześć piosenki disco polo. Zdjęcia do „Księstwa” kręcono w Psarach, zamku Krzyżtopór, Baćkowicach, Widełkach, jak również w Kielcach, które grają Lublin, Nową Hutę i Stalową Wolę. 

			Autobiograficzna proza determinuje egocentryczną perspektywę narracji. Rafał Zawierucha jest obecny w każdej scenie, chłopak próbuje, mimo ciężkiej kontuzji, grać w piłkę nożną (nosi dres „Łysicy Bodzentyn”) i studiować prawo w Lublinie, opowiada o bójce w baćkowickiej dyskotece, prewencyjnym usypianiu wiejskich psów czy chłopskiej blokadzie drogi. Losy mieszkańców wsi są podobne do życia bohaterów „Malowanego ptaka” Jerzego Kosińskiego. Naturalizm podkreślają ostre, konturowe, czarno-białe zdjęcia. Ale pod Świętym Krzyżem zdarzają się cuda – pojawia się Matka Boska na wierzbie albo lądują w zbożu kosmici i, na ów sposób, dojmująca rzeczywistość zostaje opatrzona fantasmagoryczną superatą, która pozwala zaliczyć „Księstwo” do nurtu realizmu magicznego.

			Rafał Zawierucha świetnie czuje się w roli Zbyszka, szczególnie kiedy gra w piłkę lub wraca w rodzinne strony z Lublina, bywa powściągliwy, zrezygnowany, ale i zawzięty.

			Andrzej Barański podejmuje polemikę z peerelowskim stereotypem awansu społecznego mieszkańca wsi przedstawionym w „Daleko od szosy” oraz ogranicza do minimum słabe warsztatowo wątki literackiego pierwowzoru – opisy erotycznych fascynacji bohatera i irytujące konkursy poetyckie, w których bierze udział autor wiersza „O wydalaniu poezji”.

			Reżyser urodził się w Pińczowie i uczęszczał do Technikum Budowlanego w Kielcach, więc dobrze czuje się portretując województwo świętokrzyskie i ludzi mówiących gwarą. Realizm przekazu potęguje symboliczna śmierć bohatera – zastrzelonego przez sąsiada, który uciekł z jednostki – w lesie, gdzie walczyli powstańcy styczniowi i partyzanci. Życie jest więc całością, chłopak rodzi się, będąc przekonany, że jego protoplastą był książę Wiślan, dlatego mieszkańcy gardzą nim i traktują jak odmieńca oraz umiera, nie realizując się jako sportowiec i prawnik. Może to fatum – klątwa przepowiedziana przez którąś ze świętokrzyskich wyroczni.

			Szkoda, że tak mało tu poetyki ludowej, jaką znamy z „Żywotu Mateusza” (1967), „Konopielki” (1981) i „Siekierezady” (1985) Witolda Leszczyńskiego oraz wizualnego uroku, którym nasycił Andrzej Barański „Kobietę z prowincji” (1984), „Nad rzeką, której nie ma” (1991) i „Dwa księżyce” (1993).

			Deficyt rekompensują alegoryczne sceny ojca i syna razem, adaptowane z „Chmurołapa”, otwierające fabułę postrzyżyny i „syzyfowe dźwiganie” na Święty Krzyż worka, z którego wysypuje się mak. Szczególnie piękne są ujęcia gołoborza i spowitych mgłą szczytów świętokrzyskich, stają one przed oczami bohatera tuż przed śmiercią – niegdyś w chwilach zwątpienia pragnął przenieść posąg Emeryka z Nowej Słupi na Łysą Górę i w ten sposób przyspieszyć koniec świata.

			Dwa lata po pierwszoplanowej roli w „Księstwie”, Rafał Zawierucha przystąpił do zespołu Teatru Współczesnego, jest także aktorem prywatnych teatrów warszawskich: Och-Teatr, IMKA i Capitol. Występował w przedstawieniach „Zjadanie Boga” (2006, reż. J. Crone), „Sztuka bez tytułu” (2009, reż. A. Glińska) czy adaptacji teatralnej „Kwiatów polskich” (2010, reż. J. Gajewski, B. Suchocka) Tuwima oraz spektaklach Teatru Polskiego Radia: „Francuski piesek” (2011, reż. D. Bałazy), „Jasna, moja miłość” (2014, reż. M. Troński), „Odyseja Xięcia” (2014, reż. D. Błaszczyk). Oceniając role telewizyjne i filmowe, skłaniam się ku opinii, że aktor częściej staje się postacią niż ją gra, bowiem praca zawodowa jest jego pasją. Artysta zagrał w serialach TV: „Przepis na życie”, „Przyjaciółki”, „Pakt”, gościnnie w „Ojcu Mateuszu”, „Hotelu 52”, „Ratownikach” oraz dubbingowanych animacjach „Hot Wheels: Battle Force 5 – Kyrosis” (2009) i „Monster High: New Ghoul at School – Deuce Gorgon” (2010) i w ten sposób zdobył konieczną w zawodzie eksperiencję. Ta wyniesiona z teatru, telewizji i drugoplanowych ról w bestsellerach kinowych: Berlingowca („Miasto 44”, 2014, reż. J. Komasa), Romualda Cichonia („Bogowie”, 2014, reż. Ł. Palkowski) czy młodego sprzedawcy („Powidoki”, 2016, reż. A. Wajda), dała jako sumę awans do grona aktorów, którzy zagrają u Quentina Tarantino. Cztery miesiące temu portal The Hollywood Reporter poinformował, że Zawierucha wystąpi w „Once Upon a Time in Hollywood”. 

			Sensacyjny news został odtrąbiony w kraju z wielką mocą, sam uległem chwilowej euforii (i dezinformacji), nie rozumiejąc, czy Rafał Zawierucha zagra Romana Polańskiego u Polańskiego, a może w filmie Tarantino? Ten drugi dostrzegł fizyczne podobieństwo aktora do trzydziestoletniego reżysera „Dziecka Rosemary” (1968), talent oraz entuzjazm, którego nie odmówią mu nawet zagorzali malkontenci. Z informacji prasowych wynika, że Zawierucha był już na planie zdjęciowym w Los Angeles i spotkał się z niekwestionowanymi sławami: Leonardem DiCaprio, Bradem Pittem i Margot Robbie, ale szczegóły są objęte tajemnicą.

			Teraz pozostaje trzymać kciuki za pochodzącego z Kielc aktora, który wkracza na salony, co powinno skutkować propozycjami pierwszoplanowych ról z Polski oraz kolejnymi ofertami zza oceanu.

			W kolejce czekają nowe scenariusze, sam podpowiadam pomysł serialu inspirowanego „Legendami świętokrzyskimi” w opracowaniu Jerzego Stankiewicza. Gospodarzem cyklu o topielicach, guślarzach i owczarzach, zbóju Madeju czy Popielu niech będzie Rafał Zawierucha, który w okazałych plenerach opowie legendy, promując województwo. Świętokrzyskie diabły i tutejsze wiedźmy. To ich „Księstwo”.

			 

		

	
		
			 

			Śladami ekranowego „Faraona” („Faraon. Poetyka filmu”; „Faraon. Rozmowy o filmie”), Piotr Kletowski
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			Faraon. Rozmowy o filmie, pod redakcją Seweryna Kuśmierczyka

			496 s. ; 20 cm

			Warszawa : Czuły Barbarzyńca Press, 2017
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			Faraon. Poetyka filmu, pod redakcją naukową Seweryna Kuśmierczyka

			667 s. ; 20 cm

			Warszawa : Czuły Barbarzyńca Press, 2016
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			Bardzo rzadko w polskim piśmiennictwie filmoznawczym mamy do czynienia z monografiami poświęconymi pojedynczym filmom. A jeszcze rzadziej z monografiami filmoznawczymi uwzględniającymi aspekt produkcyjny analizowanych dzieł.

			 

		

		
			Dwa tomy dedykowane filmowi Jerzego Kawalerowicza „Faraon”, stworzone pod redakcją prof. Seweryna Kuśnierczyka są więc swego rodzaju ewenementem. Gwoli ścisłości powiedzieć muszę, że takie wykorzystanie świadectwa twórców filmowych do analizowania konkretnych dzieł, nie jest jednak czymś zupełnie nowym. Wywiady-rzeki z twórcami osobnymi polskiego kina (Żuławskim, Królikiewiczem, Szulkinem), jakie przeprowadziłem wraz z Piotrem Mareckim – realizowały już podobną strategię (analiza i interpretacja dzieł reżyserów, zderzona z ich wizją własnych produkcji). W przeciwieństwie jednak do naszej strategii, skupionej na wielu filmach i na głównym twórcy, Kuśnierczyk wraz z grupą badaczy, skupionych wokół Zakładu Filmu Wydziału Polonistycznego UW, za przedmiot swoich badań obrał jedną, szczególną produkcję filmową (oraz wielu jej twórców) – polską odpowiedź na hollywoodzkie superprodukcje, film „Faraon” w reżyserii Jerzego Kawalerowicza, który swą premierę miał w 1965 r. i do dziś (zwłaszcza po cyfrowej renowacji w 2012 r. oraz włączeniu go do kolekcji „Klasyków Polskiego Kina”, przez Martina Scorsese) wciąż żyje w świadomości kinomanów w Polsce i na świecie, choć – jak sugeruje w swym opracowaniu Kuśnierczyk i jego zespół był superprodukcją zapomnianą (po swej premierze i po roku, dwóch zainteresowania filmem jego sława nieco przyblakła). 

			Owe dwa tomy, poświęcone realizacji, recepcji i odczytaniu dzieła Jerzego Kawalerowicza (gdzie analizuje się poszczególne elementy dzieła filmowego uprzednio rozpoznane podczas wywiadów z ich twórcami), utrzymane w duchu, wypracowanej przez Kuśmierczyka jeszcze w jego poprzednich publikacjach (zwłaszcza publikacjach poświęconych figurze „bohatera” w polskim kinie) metody – nazwanej przez niego metodą antropologiczno-morfologiczną (ujmującą film w szerokim kontekście praktyczno-teoretycznej refleksji filmoznawczej) – pozwalają przywrócić „Faraonowi” jego właściwą, wyjątkową pozycję w polskiej kinematografii. Przede wszystkim jako dzieła filmowego, będącego „dzieckiem” reżyserskiego geniuszu Jerzego Kawalerowicza, który z matematyczną precyzją, wykorzystując zdolności swej ekipy realizacyjnej (w której było aż trzech operatorów: Jerzy Wójcik, Wiesław Zdort i Witold Sobociński; złożony ze 100 osób zespół aktorów; tysiące statystów i plany w tak odległych miejscach, jak Kazachstan, Egipt i atelier w Łodzi) stworzył kongenialną, filmową wersję powieści Bolesława Prusa. Wersję, która z jednej strony była artystyczną wizją czasów Egiptu za rządów dynastii Ramzesów (bohaterem powieści i filmu jest fikcyjny władca Ramzes XIII, ale wzorowany na prawdziwym władcy – reformatorze Echnatonie, żyjącym w XVI w. p.n.e.), z drugiej (dzięki starannej realizacji w ścisłej konsultacji np. z wybitnym polskim egiptologiem profesorem Kazimierzem Michałowskim) obrazem precyzyjnie oddającym historyczną, społeczną i psychologiczną realność egipskiej cywilizacji. Ale wielkość filmu „Faraon” – jak dowodzi efekt benedyktyńskiej pracy zespołu badawczego – polega na jego otwartej na różnorakie interpretacje formule, pozwalającej widzieć w produkcji Kawalerowicza i wizję historyczną, i wizję ponadczasową, i film o władzy w starożytnym Egipcie, i film o zmaganiu się władzy świeckiej i kościelnej (w czasach PRL), jak i dziełem poruszającym aktualny problem konfliktu świata kierującego się religijnym afektem i impulsami czysto racjonalnymi (gdzie racje rozłożone są po równo).

			Nie sposób przecenić obu książek, są one zarówno świadectwem tworzenia kina – utkanym ze wspomnień filmowych twórców – jak i świadectwem filmoznawczej refleksji będącej efektem wnikliwych antropologicznych badań i wyprowadzonych z nich wniosków, jak i – przede wszystkim – zachwytu nad filmem, dzięki pasji badaczy, którego świetność zostaje wyzyskana dla współczesnych kinomanów. Jeśli czegoś brakuje mi w tych tomach, to być może scenariusza (przynajmniej jego finalnej wersji – bo scenariuszy do „Faraona” było kilka), którego lektura (połączona z projekcją filmu) pozwoliłaby zweryfikować opisane w monumentalnej pracy zespołu profesora Kuśmierczyka opinie i – zgodnie z wolą badaczy, „otwierających” swoimi książkami nowy dialog z dziełem Kawalerowicza – dokonać własnej analizy i interpretacji, być może sumującej przedstawione w tomach stanowiska.

			 

		

	
		
			 

			PLASTYKA

			Echo Picassa i de Chirico (Karol Pustelnik w Galerii Sztuki „Winda”), Izabela Łazarczyk

			 

		

		
			Karol Pustelnik, artysta którego wystawę mogliśmy oglądać w kieleckiej Galerii Sztuki „Winda”, urodził się we Frydrychowicach w 1918 r., zmarł w 2010 r. Przyjaciel Zegadłowicza i Żechowskiego, studiował w Państwowej Wyższej Szkole Sztuk Plastycznych w Krakowie, następnie w Akademii Sztuk Plastycznych oraz w Studium Konserwacji Zabytków i Dzieł Sztuki. Członek ZPAP i twórca ilustracji do „Życia Literackiego”.

			 

		

		
			Razem z Marią Jaremą, Tadeuszem Brzozowskim, Tadeuszem Kantorem i Jerzym Nowosielskim jako członek Grupy Krakowskiej, wystawiał w 1958 r. w Galerii Krzysztofory, inaugurując tym samym działalność galerii. To właśnie tu będzie miał w 1969 r. własną wystawę indywidualną. Aby żyć, zajmuje się jednak konserwacją, maluje raczej dodatkowo. Pomimo to otrzymuje propozycje tworzenia wystaw indywidualnych oraz udziału w zbiorowych. Jak sam pisał, malarstwo podtrzymywało go na duchu w trudnych chwilach (jedna z jego definicji sztuki). Na swoich obrazach ukazuje postaci rzeczywiste, ale i wymyślone. Buduje przestrzeń pełną nakładających się wątków i scen, wplatając weń dziwną czasem, niemal surrealistyczną, narrację. Postaci i zwierzęta są malowane przeważnie płasko, nieco ilustracyjnie, z grymasami przerysowanych emocji, ze zniekształconymi fragmentami ciał. W sposobie operowania przestrzenią płótna nie sposób nie zauważyć echa Giorgio de Chirico czy nawet Pabla Picassa z okresu, kiedy powstała „Guernica”. Pewna geometryzacja tła, budowanie płaskiej przestrzeni sprawia wrażenie kolażu, jakby artysta „wklejał” postaci, rzeczy w bliżej nieokreśloną sytuację i miejsce. Przez ten zabieg obrazy wydają się z jednej strony nieco prymitywne, z drugiej działają na wyobraźnię i zmuszają do refleksji poprzez swoją szkicowość. Pokazywane na wystawie akwarele, tak inne od obrazów artysty, ukazują nieco inną wrażliwość. Często sumaryczne i oszczędne w kolorze, są widokiem innego fragmentu dorobku artysty. O ile w malarstwie widać nawiązania, chociażby kolorystyczne, do kolegów i koleżanek z Grupy Krakowskiej, w akwareli jest ich mniej, jednak i tu w kreowaniu, na przykład pejzażu, widać nieco fantazyjną myśl artysty.

			Nadawane przez Pustelnika tytuły akcentują wrażliwość twórcy – „Nadzieja sięga poza krąg”, „Procesja”, „Wszyscy ludzie są równi” – pokazują, jak wielowątkowo sięgał on w swojej pracy, jak wiele rzeczy było dla niego ważnych.

			 

		

		
			[image: 59_02_Wh2d1006_20180907_KCK_Winda_Karol%20Pustelnik_wystawa.psd]
		

		
			[image: 59_01_Wh2d0980_20180907_KCK_Winda_Karol%20Pustelnik_wystawa.psd]
		

		
			Fot. Wojciech Habdas

			 

		

	
		
			 

			Metamorfozy twórcze (Danuta Waberska „Obrazy”, „Dom Praczki”), Izabela Łazarczyk

			 

		

		
			„Obrazy” – taki tytuł nosi wystawa Danuty Waberskiej w Galerii Współczesnej Sztuki Sakralnej „Dom Praczki” w Kielcach. Prezentowane na niej prace z różnych okresów życia i twórczości artystycznej pokazują, jak zmieniła się ich autorka oraz jej inspiracje.

			 

		

		
			Pokazywany na wystawie olej „Słońce w kałuży” z 1978 r. ujawnia warsztatowe umiejętności malarskie Waberskiej. Malowany światłem, sfumato, grą czarnych płaszczyzn miejski pejzaż, buduje z fotograficzną precyzją piękno niemal monochromatycznego krajobrazu. Plamy światła akcentujące nagie drzewa, komin czy linie budynków, wydobywają niezwykły nastrój zapisany na płótnie. Podobne zamalowywanie nastrojem i światłem pola obrazu pokazują „Okno na południe”, czy nawet „Miejsca I” i „Miejsca II”. W tych ostatnich artystka wplotła postaci wyłaniające się niczym z monideł czy starych fotografii. Zdają się one dopowiadać znaczenie miejsca przedstawionego na obrazie. Równocześnie wprowadzanie aniołów nadaje obrazom artystki bardziej nierealny, jednak dalej liryczny charakter.

			Z drugiej strony artystka pokazuje obrazy nawiązujące nieco do New Age oraz religii chrześcijańskiej. Prace te odchodzą stylistycznie znacznie od tych wymienionych powyżej. Stają się bardziej ilustracyjne, brak im fotograficznej malarskości i nastrojowości. Artystka wplata weń cytaty, obraz staje się płaski i czasem trudno uwierzyć, że ich autorką jest ta sama artystka. Sama Waberska podkreśla, iż po 1985 r. zwróciła się w stronę chrześcijaństwa, starając się swoim malarstwem służyć Kościołowi, tworzyć realizacje przeznaczone do obiektów sakralnych. W obrazach tych nawiązując do przedstawień Matki Boskiej – Tronującej lub Hodegetrii, pokazuje współczesne spojrzenie na znane z historii sztuki przedstawienia ikonograficzne. Maria, młoda kobieta, podobnie jak i dzieciątko mają rysy współczesne. Przedstawienia Hildegardy z Bingen podobnie. I w tym przypadku nastrojowość ustępuje miejsca swoistej bajkowości i ilustracyjności. Nie ma tu mistycyzmu, a postaci często dookreślają łacińskie wersy.

			Równocześnie mamy obrazy niemalże geometryczne, oszczędne kolorystycznie, gdzie głównym znakiem jest alfabet hebrajski.

			Patrząc na daty powstawania obrazów nie sposób znaleźć ramy dla kolejnych etapów drogi twórczej artystki. Wydawać by się mogło, że porzuca ona raz powzięty sposób malowania i kreacji artystycznej, jednak patrząc na daty powstawania prac można zauważyć, że zostają one jedynie „odsunięte”, „zamienione” chwilowo na inne...
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			Fot. Z archiwum redakcji

			 

		

	
		
			 

			Zaczerpnięte z Japonii (Ewa Roszek-Buszko „Paper Gami - Image”, BWA Kielce), Agata Suszczyńska

			 

		

		
			W Biurze Wystaw Artystycznych w Kielcach otwarto wystawę „Paper Gami – Image”, na której zaprezentowano prace Ewy Rosiek-Buszko. Wydarzeniu towarzyszył wykład poświęcony japońskiemu papierowi czerpanemu – washi, z którego artystka wykonuje swoje instalacje.

			 

		

		
			Ewa Rosiek-Buszko urodziła się w Gliwicach w 1953 roku. Dyplom uzyskała na wydziale Architektury Wnętrz na krakowskiej Akademii Sztuk Pięknych w roku 1979. Zajmuje się tkaniną unikatową, papierem czerpanym, unikatową ceramiką. Jest laureatką wielu nagród i wyróżnień oraz stypendystką ministra Kultury i Sztuki. W roku 2003 uzyskała prestiżowe stypendium artystyczne Artists in Residence’03 Mino Paper Art Village w Japonii. Tam właśnie artystka zapoznała się z warsztatem pozyskiwania japońskiego papieru washi. Wa oznacza Japonia, shi oznacza papier. Jest on ręcznie czerpany, w sposób tradycyjny wytwarzany z drewna morwy czarnej i korzenia hibiskusa. Jest delikatny, transparentny, ale niezwykle wytrzymały. Łatwo poddaje się barwieniu, wykonuje się z niego wachlarze, parawany, lampiony, przesuwane ścianki, parasole przeciwsłoneczne, a nawet zabawki czy ubrania. Przez UNESCO papier ten został wpisany na Listę Reprezentatywną Niematerialnego Dziedzictwa Kulturowego. Fascynacja artystki tym papierem zaowocowała licznymi dziełami sztuki, które do końca miesiąca można było oglądać w Galerii Dużej Biura Wystaw Artystycznych. 

			W pierwszej sali zaprezentowano realizacje z dwóch cykli – „Ogrody” i „Okna” z bieżącego roku. W pierwszym, rozbudowanym cyklu znalazły się delikatne, mono barwne kompozycje nawiązujące do motywów flory i fauny. W cyklu towarzyszącym artystka wykorzystała technikę kolażu, często obecną w jej pracach, by zbudować statyczne, abstrakcyjne kompozycje zorientowane pionowo. W dużej sali czekało na widza całe bogactwo różnych propozycji, pokazujących liczne możliwości ekspresji artystycznej z wykorzystaniem papieru czerpanego. Znalazły się tam m.in. ponad dwumetrowe instalacje z cyklu „Ogrody – Bambusy”, wykonane techniką własną shibori w połączeniu z kaligrafią na japońskim papierze washi. „Śnieg w górach”, „Morska bryza” czy „Kwadrat” to surowe realizacje, akcentujące strukturę antycznego medium, jego organiczność i ciekawe plastyczne możliwości wynikające z procesu jego kształtowania. Na wystawie nie zabrakło realizacji łączących ze sobą czerpany papier z rysunkiem w ołówku – jak w cyklu „Św. góra Fuji”, czy „Okna z moich podróży”. Bardzo ciekawe, przyjemne dla oka, ale nie pozbawione treści przeróżnych są również prace Ewy Rosiek-Buszko łączące różne materiały – nici, miedziane druciki, fragmenty powycinane z gazet. Oryginalna instalacja pt. „Only Shadows” natomiast w swej plastycznej kompozycji wykorzystuje rozświetlone wzory, które powstają w wyniku przepuszczenia światła przez wydziurkowane kształty. Cykl „Reliefy” pokazuje możliwości papieru czerpanego jakie można wykorzystać przy konstrukcji ozdobnych zasłonek do okien. Przyjemność nie kryje się w celu, lecz w krokach do niego wiodących – to japońskie przysłowie towarzyszy mi w zachwycie nad procesem poznawania i fascynacji kolejnymi materiami. Pozwala wciąż poszukiwać niekonwencjonalnych połączeń, walorów technicznych i estetycznych. – pisze sama artystka. Taka właśnie jest ta wystawa – oryginalna, nieprzewidywalna w swych rozwiązaniach, momentami odkrywcza. I choć przekraczałam progi BWA z lekkim sceptycyzmem, bardzo pozytywnie w efekcie końcowym wybrzmiała wystawa, pokazując bogactwo możliwości działań plastycznych przy użyciu wydawałoby się banalnego medium – papieru czerpanego. Polecam.
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			Fot. Agata Suszczyńska

			 

		

	
		
			 

			PROMOCJA KULTURY

			Świętokrzyskie stoi teatrem (Spotkania teatrów amatorskich w Wojewódzkim Domu Kultury), Małgorzata Angielska

			 

		

		
			W Wojewódzkim Domu Kultury im. Józefa Piłsudskiego w Kielcach odbyła się pierwsza edycja spotkań pod hasłem „Świętokrzyska Przestrzeń Teatralna”. Kielecka publiczność mogła bezpłatnie obejrzeć dwa zupełnie odmienne gatunkowo spektakle – „Babiniec 3” Grupy Teatralnej „Proscenium 2” działającej przy Domu Kultury we Włoszczowie pod kierownictwem Zbigniewa Woldańskiego oraz „Wojnę chłopską” Amatorskiej Grupy Teatralnej, nieformalnej grupy działającej w Skarżysku-Kamiennej i w Suchedniowie.

			 

		

		
			Świętokrzyska Przestrzeń Teatralna to działanie Wojewódzkiego Domu Kultury im. J. Piłsudskiego w Kielcach adresowane do instruktorów teatralnych, nauczycieli, formalnych i nieformalnych grup teatralnych oraz innych podmiotów życia teatralnego z terenu województwa świętokrzyskiego. Wcześniej WDK działał na przestrzeni teatru amatorskiego w terenie w sposób mało sformalizowany, natomiast teraz organizatorzy chcieliby, by właśnie najstarszy dom kultury w Kielcach stał się takim miejscem spotkań i by mógł koordynować te działania.

			Koncepcja ta skupia się na spotkaniach twórców i odbiorców teatru. Ma na celu wypracowanie wspólnej przestrzeni dyskusji i prezentacji, a także sieci współdziałających i kontaktujących się podmiotów teatralnych we wszystkich gatunkach i rodzajach. Rolą WDK jest koordynowanie i opieka nad wszystkimi aspektami Świętokrzyskiej Przestrzeni Teatralnej.

			Działanie to zwiększy udział w wykładach i warsztatach związanych z krytyką, interpretacją, historią teatru, głównymi współczesnymi i historycznymi nurtami teatralnymi. Spowoduje również wzrost akcji teatralnych angażujących widza, które oprócz walorów artystycznych mają również znaczenie edukacyjne i są istotną częścią dziedzictwa kulturalnego.

			Obie prezentujące się grupy pochodzą z przeciwległych miejsc województwa świętokrzyskiego, co było działaniem dokładnie przemyślanym. Miało to na celu pokazanie, jak można różnie interpretować teatr, tworzenie takiego amatorskiego wydarzenia.

			„Babiniec 3” to spektakl słowno-muzyczny, spokojnie można się pokusić o termin wodewil. Pan Zbigniew Woldański jest odpowiedzialny za scenariusz, reżyserię, teksty piosenek i scenografię. Wystąpili: Agnieszka Szczepara-Dynus, Elżbieta Borowska, Halina Skiepko, Zofia Jędras, Jolanta Tyjas, Urszula Palacz, Joanna Albrycht oraz Zbigniew Woldański. Śpiewający i grający aktorzy przedstawili kielczanom i przybyłym gościom z innych rejonów województwa świętokrzyskiego smaczną opowieść o perypetiach małżeństwa w średnim wieku, nieporozumieniach, nieprzyjemnych sytuacjach, gdzie w końcowym efekcie wszystko dobrze się skończyło. Została ukazana mentalność kobiet i mężczyzn, różne portrety kontrastowych postaci, które swój pierwowzór biorą z życia codziennego. Lekka, miejscami nawet zabawna opowieść, która mimo wielu niedociągnięć i czasami słabych dialogów, potrafi wciągnąć laika.

			Drugi ze spektakli prezentowanych podczas spotkania inauguracyjnego Świętokrzyskiej Przestrzeni Teatralnej to „Wojna chłopska” – w wykonaniu Amatorskiej Grupy Teatralnej, przygotowany na motywach dramatu Jonasza Kofty o tym samym tytule. 

			Amatorska Grupa Teatralna istnieje od 2015 roku. Tworzą ją znajomi: Anna Zaczek, Agnieszka Sochańska, Mariusz Pomocnik, Tomasz Juchniewicz i Michał Zaczek (obsługa oświetlenia) pochodzący z sąsiadujących ze sobą miejscowości: Suchedniowa, Kielc i Skarżyska-Kamiennej. Zespół nie podlega żadnej instytucji, chociaż korzysta z gościnności Miejskiego Centrum Kultury w Skarżysku-Kamiennej. Odbywa tam próby. Spektakl na motywach dramatu Jonasza Kofty pt. „Wojna chłopska” to historia gromady chłopskiej w czasach przesiąkniętych niepokojem, mistycyzmem i fanatyzmem, która staje się okazją i pretekstem do stawiania pytań o równość, sprawiedliwość, moralność. Jest oparty na rytmach, kontrapunktach, organicznej muzyce i mocnych dialogach. Atutem jest skromna dekoracja, która nie odwraca uwagi od aktorów, wręcz przeciwnie – podbija widowisko. „Wojna chłopska” emanuje niesamowitą energią. Nie jest to łatwy spektakl, niesie ze sobą wiele konotacji. Wszystko jest wspólne, jak i gromada chłopska. Tym samym stanowi doskonały przykład mimezis. Został on wielokrotnie nagrodzony w Polsce, chociażby na Lidzbarskich Spotkaniach z Teatrem 2016 czy „Alternatywie Między Ścianami” w Częstochowie 2018.

			Kolejne spotkanie Świętokrzyskiej Przestrzeni Teatralnej zostało zaplanowane na grudzień 2018. Warto wybrać się do Wojewódzkiego Domu Kultury w Kielcach i wymienić się doświadczeniami ze świata amatorskiego ruchu teatralnego, a także poznać tajniki budowania sceny. Młodsi i starsi stażem instruktorzy teatralni, wykonawcy i sympatycy z pewnością będą mieli okazję do dalszego nabywania wiedzy i rozwijania świadomości teatralnej.
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			Fot. Małgorzata Angielska

			 

		

	
		
			 

			RÓŻNOŚCI

			Patrona „Projektora” („Brwinowski Parnas”)

			 

		

		
			Na II edycję konkursu, zorganizowanego przez Bibliotekę Publiczną w Brwinowie im. Wacława Wernera i Gminny Ośrodek Kultury, we współpartnerstwie z Kieleckim Magazynem Kulturalnym „Projektor” i portalem Współczesna Polska Poezja wpłynęły 62 zestawy wierszy.

			 

		

		
			Jury w składzie: Danuta Barabasz, Paweł Majcherczyk, Patryk Kosenda przyznało następujące nagrody:

			•	Główna – Maciej Płużek z Jawiszowic

			•	Wyróżnienia – Klaudia Ciepłucha z Krakowa i Jakub Sęczyk 		z Wrocławia

			•	Wyróżnienia dodatkowe – Joanna Osiecka z Milanówka 		i Grzegorz Baczewski z Warszawy.

			 

		

		
			    Maciej Płużek

			Półkolonie

			 

			   I

			Bezsenność na solnej 

			wyspie burza strach

			żeglarza że już nigdy

			nie odnajdzie Itaki że

			zapomni sam siebie jak

			wielu przed nim i po nim

			da się ponieść ku wyspom

			istniejącym tylko  w wyobraźni 

			szalonego geografa który solne 

			wyspy nawleka mozolnie na mapę

			tworząc archipelag jeszcze bez nazwy

			ale już okryty złą sławą nawet

			wśród piratów sercowców

			Inny strach że deszcz rozpuści 

			solną wyspę zanim powiem że

			Cię kochałem zanim cokolwiek powiem

			 

			   II

			Olbrzym chwyta nasz

			mobil dom wczesnym

			świtem z zaskoczenia

			jesteśmy zgubieni byliśmy

			tylko przynętą bogów ale

			czyż nie obiecywali Nam 

			sławy i nieśmiertelności w pieśni

			czyż sami o to nie prosiliśmy

			w modlitwach skąpanych we 

			krwi wielu tłustych owiec

			kto  zdradził naszą kryjówkę

			Polifemom a jeszcze wczoraj

			ucztowaliśmy w cieniu tysiącletnich gajów

			oliwnych z wakacyjnymi uchodźcami

			z Germanii Veni Vidi Vici

			essen trinken szpricen

			 

			 

		

		
			    Jakub Sęczyk

			Duszne dni

			 

			Po wieczorach złości następują duszne noce.

			 

			Ostatnie dni czerwca. Rozwieszań czarnych

			podkładów, cieczeń pierwszych dni czerwca.

			 

			Pierwsze dni czerwca. Chodzeń pochodów,

			wywieszań i mówień ostatnich dni czerwca.

			 

			Ostatnie dni czerwca. Rozgrzeszeń mówień

			poconych nocami pierwszych dni czerwca.

			 

			Pierwsze dni czerwca. Butwień węgla,

			prognoza pogody ostatnich dni czerwca.

			 

			Ostatnie dni czerwca. Rozchodzeń defilad,

			kołysań i kłótni od pierwszych dni czerwca.

			 

			Pierwsze dni czerwca. Zamierań w słup węgla –

			miast zbudzonych – ostatnich dni czerwca.

			 

			Ostatnie dni czerwca. Zaczernień światła,

			za pamięć potu iść pierwszych dni czerwca.

			 

			Pierwsze dni czerwca. Rozwiązań głosu,

			pamięci zabaw i ścieżek ostatnich dni czerwca.

			 

			 

		

		
			    Klaudia Ciepłucha

			Każdy kształt jest właściwy,

			jeśli wymyślisz go szeptem

			 

			co to za wygłupy miedzyfałdowe

			wypiszmalowania oczekiwań

			 

			kompot  ze wstrętu na obiad

			śniadanie ekstraktowane z paszczy przerażu

			kolacja z wyparowanych płaczów i zgrzytań

			 

			współ to warzyciel wyjedzonych nocy

			 

			zjedzone już dawno zęby odciśnięte zapisem udowań szerokokątnych

			palcowanie w tych zgrubieniach poprzebranych form

			 

			okrągłość jest wybuchem liczb

			zwiśniętych kostek rzuconych na pożarcia

			pożarem ogniskowej na zdjęciach spoconych od nadmiaru

			 

			nieprzyjemność odskórniania się we własnym ciele

			jest histerią białych plam

			odbijających się niedopięć guzików

			w szatni dla dziewczyn o negatywnych bokach

			 

			które nigdy nie zostaną wywołane w narodziny

			 

			 

			 

			Jeśli się patrzysz, strzeżesz końca świata

			 

			 

			wielki port lotniczy rozrósł się fallusami drapaczy chmur

			złodziej z łodzi wysiadł i rozściśnił się w gościńcach

			poprzepasanych brakiem sygnału

			 

			wmówiono w zaułkach międzysieci

			ziemia bywa płaska

			a ona tylko wykręca się z hamulców

			 

			tak działa kosmos i każda przedmyślność

			 

			Ananiasze i Kajfasze powciskani i w szczeliny intertekstu

			grają w masowego ping-ponga na stole brylujących bezmożności

			 

			zbrodnie przeciwko frazie

			uskakujące w bok rytmiki zaburzonej

			mimo dnia świecących się lamp

			urodzone w złej snu fazie

			szykują powrót do domu

			 

			przez kabel do zagnieżdżonych przemocy

			wycieleśnionych w sygnatury odwczesnych obecności

			chodźmy usmażyć się drżąc

			 

			 

			 

			Nic nie słychać, chociaż wszędzie jasno

			 

			 

			wezbrane okultyzmu moich nadziei

			rozkwitają na płatkach obojczyków

			 

			wnienawidziło się słowo czułość

			wcieram nim lustra odpłacające nieczyste spojrzenia

			 

			nocniki pełne gwiazd i wymiocin

			podłóżkowce w nalotach sufitowych

			meta-helikopter zapitej na ostatni guzik andropoceny

			 

			w ramionach szalupy ratunkowe

			rozwarte na krzyż kołyszą się w drogę

			 

			onomatopeja krajobrazu

			niedosłychalna przez pas startujących metafor

			peregrynujących w znaność

			dopisuje się na szczątkach placów

			udając bezszumny świergot katastrofy

			 

			cisza na horyzoncie bezodbiorów

			 

			 

		

	
		
			 

			Galeria Roberta Kolasy.
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			Rys. Robert Kolasa

			 

		

	
		
			 

			KBA donosi

			 

		

		
			Żona przyjaciela jednego z braci KBA postanowiła przeprowadzić eksperyment. W tym celu przygotowała dla męża koszulkę z napisem, wyrażającym aprobatę wobec doskwierającego jej problemu społecznego. W trakcie rzeczonego eksperymentu miał on przez tydzień nosić na sobie sprezentowaną koszulkę. Efekty były piorunujące. Po pierwszym dniu osobnik ów miał złamaną rękę, podbite oczy, guza wielkości gruszki oraz wybite cztery zęby trzonowe. Przerażona wynikami żona przerwała eksperyment. Bała się mianowicie, co by mogło się wydarzyć, gdy jej ukochany mąż opuści dom i wpadnie w ręce innych oburzonych kobiet.

			Młody reżyser, tak znany że wystarczy, iż podamy jedynie jego inicjały, nagrodzony na prestiżowym festiwalu teatralnym chyba za bardzo przejął się swą rolą. Na plakatach najnowszego reżyserowanego przez siebie spektaklu kazał napisać: „Hamlet” - Williama Szekspira. Przełożył i poprawił I.L.

			Wielkimi krokami zbliża się okrągła, pierwsza rocznica zawiązania się Tajnej Rady KBA. Zewsząd spływają gratulacje, podziękowania, prezenty i życzenia. Otrzymaliśmy nawet czek opiewający na przyzwoitą sumę w twardej walucie. Niestety ofiarodawca pragnąc pozostać anonimowym nie złożył na nim podpisu.

			Z satysfakcją odnotowujemy fakt, że jeden z członków Tajnej Rady KBA został przyjęty w poczet Stowarzyszenia Pisarzy Polskich. Wzruszony powyższym faktem prezes KBA nakazał szczęśliwemu wybrańcowi przygotować na najbliższe zebranie własnoręcznie zrobioną galaretkę z wieprzowych nóżek i 3/4 litra „Baczewskiego”.

			5 listopada na francuskojęzycznej stronie internetowej firmy FlixBus, pojawiło się zdjęcie lazurowej toni wodnej, kilkunastu pięknych jachtów i jednego żaglowca, oświetlonego neonami nabrzeża, na którym stały konstrukcje biurowe w kolorach tęczy, kilkanaście niewielkich pensjonatów, abstrakcyjny mural w duchu wczesnego futuryzmu. Podpis pod zdjęciem głosił „Kielce, 3/5 Euro” i zapraszał do rezerwacji. Bardzo długi namysł nie pozwolił jednak na identyfikację – Cedzyna to, czy tylko Kielecki Zalew? Przypomniał również słynną reklamę rowerowego szlaku, przygotowaną przez organizację turystyczną, w której dżungla hawajska miała udawać świętokrzyskie lasy.

			Jedno z wydawnictw drukujące raz do roku opasłe antologie polskiej liryki, zastanawia się poważnie nad utworzeniem świętokrzyskiego oddziału terenowego. Jest to spowodowane erupcją regionalnej poezji, dzielącej się zasadniczo na trzy odłamy – pierwszy to pochwała piękna świętokrzyskiej przyrody, drugi miłości do Żeromskiego, trzeci do lokalnych i powszechnych świętych. Wpłaty od aspirujących do sławy poetów, w wysokości dwustu złotych, pozwoliły na wydruk dodatkowego tomu i wzmocniły poczucie misji wśród wydawców.

		

	
		
			 

			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”

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

			 

			Galeria „Sklep ze Sztuką” (ul. Wesoła 50)

			 

			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)

			 

			Ośrodek Myśli Patriotycznej i Obywatelskiej (ul. Zamkowa 3)

			 

			Pedagogiczna Biblioteka Wojewódzka (ul. Jana Pawła II 5)

			 

			Sklep Plastyczny „Bohema” (ul. Sienkiewicza 52)

			 

			Świętokrzyska Okręgowa Izba Architektów (ul. Silniczna 15)

			 

			Teatr Lalki i Aktora „Kubuś” (ul. Duża 9)

			 

			United Records (budynek WDK) (ul. Ściegiennego 2)

			 

			Urząd Miasta Kielce (Rynek 1 - budynek główny, ul. Strycharska 6 - Wydział Kultury)

			 

			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 (pl. Niezależnego Zrzeszenia Studentów 1)

			Książnica Podlaska (ul. Skłodowskiej-Curie 14a)

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

			 

			CIESZYN

			Galeria 36.6, Wydział Artystyczny Uniwersytetu Śląskiego (ul. Bielska 62)

			 

			CZĘSTOCHOWA

			Biblioteka Główna Uniwersytetu Humanistyczno-Przyrodniczego im. Jana Długosza (al. Armii Krajowej 36a)

			 

			Miejska Galeria Sztuki (Al. Najświętszej Maryi Panny 64)

			 

			GDAŃSK

			Centrum Sztuki Współczesnej Łaźnia (ul. Jaskółcza 1)

			 

			JELENIA GÓRA

			Biuro Wystaw Artystycznych (ul. Długa 1)

			 

			KATOWICE

			Muzeum Archidiecezjalne (ul. Jordana 39)

			 

			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 (ul. Ratajczaka 38/40)

			Miejska Galeria Arsenał (Stary Rynek 6)

			 

			RZESZÓW

			Rzeszowska Akademia Komiksu – Wojewódzki Dom Kultury (ul. Reymonta 33)

			 

			SKIERNIEWICE

			Biuro Wystaw Artystycznych (ul. Reymonta 33)

			 

			STALOWA WOLA

			Miejska Biblioteka Publiczna (ul. ks. Jerzego Popiełuszki 10)

			 

			SZCZECIN

			Muzeum Narodowe (ul. Staromłyńska 27)

			 

			TARNÓW

			Biuro Wystaw Artystycznych (ul. Słowackiego 1)

			 

			WARSZAWA

			TR Warszawa (ul Marszałkowska 8)

			Klub Muzyczny „Pogłos” (ul. Burakowska 12)

			„Rajapack” (ul. Działkowa 62)

			 

			WROCŁAW

			Muzeum Współczesne Wrocław (pl. Strzegomski 2a)

			 

			Czechy: Brno

			Polonus - Klub Polski (Radnická 8)

			 

			SŁOWACJA: BAŃSKA BYSTRZYCA

			Centrum Niezależnej Kultury „Zahrada” (Namestie SNP 16)

			 

			WĘGRY: BUDAPESZT

			Galeria Polonia Nova (Jokai ter. 1/2)
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