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Pisarze  polscy,  zwłaszcza  prozaicy,  których  emigracyjne  losy
zapędziły do krajów języka hiszpańskiego, głównie do Ameryki
Południowej  (Florian  Czarnyszewicz,  Janina  Surynowa-
Wyczółkowska,  Benjamin  Józef  Jenne),  czy  do  Ameryki
Środkowej  (Andrzej  Bobkowski)  w  twórczości  swojej
dostrzegali  często  nowe  otoczenie,  inną  atmosferę,  klimat,
egzotyczne dla polskiego czytelnika krajobrazy, osobliwych ludzi.
Sytuując  bohaterów  swoich  książek  w  przybranej  ojczyźnie,
otaczali ich nie tylko realiami lokalnymi, ale również kładli w ich
usta język,  którego używało otoczenie.  Zazwyczaj  wystarczyło
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upstrzyć narrację czy opis hiszpańskimi słowami czy zwrotami.
Specyfika  języka  polskiego  nieraz  wymagała  od  piszących
lekkiego adaptowania hiszpańskich słów do wymogów fleksji.

Florian Czarnyszewicz z Janiną Surynową-Wyczółkowską, przed jego domem w Villa Carlos Paz, na ulicy Avenida del Valle
143, źródło: londyńskie „Wiadomości” nr 17 (682) z 1959 r., fot. ze strony: http://byekuf.republika.pl

Florian Czarnyszewicz (1895-1964) emigrował do Argentyny w
1924 roku. Jest autorem czterech powieści. Akcja jednej z nich,
„Losy  pasierbów”  (Paryż  1958),  umiejscowiona  jest  w
Argentynie.  Pisarz  często  w  dialogach  posługuje  się  słowami
zasłyszanymi w nowym kraju. Słów tych nie przekłada. Czasem
wychyli się nieświadomie mówiąc „o żadnej trampie nie słyszał”,
a czytelnik musi się domyślić, że chodzi o zasadzkę, podstęp, że
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to  właśnie  znaczy  „trampa”,  którą  Czarnyszewicz  odmienia
regularnie  jak  polski  rzeczownik  rodzaju  żeńskiego.  Podobnie
napisze  „czakrę”,  „ranczę”,  w  „fondzie”,  „na  moją  quintę”.
Osobliwie traktuje słowo „campa”, znaczące tyle co ziemia bez
drzew, step. Odmiana tego rzeczownika waha się znacznie „w
kampie”, „z kampy”, a nagle „kampa wielki”.

Gdy idzie o szczegółowe wyliczenie gatunków fauny i flory, tę
zmorę ludzi nowych w terenie, czując się bezsilny nazywa je z
hiszpańska: „narodowe ceibos  i  spowite w madreselvę  i  lianę
krzaki  talas  i  lucery”.  Podobnie  potraktował  nieznane  ptaki:
„świergotały  wróble,  kwiliły  benteros  i  ratoneros,   zawodziły
legendarne carau”.

Andrzej Bobkowski z żoną Basią, fot. wizjalokalna.wordpress.com
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Zmarły  przedwcześnie  na  chorobę  nowotworową  Andrzej
Bobkowski  (1913-1961),  który  w  1948  roku  osiedlił  się  w
Guatemali,  do  opowiadań  osadzonych  w  Ameryce  Łacińskiej
wtrącał  słowa  hiszpańskie  (także  francuskie,  angielskie  i
niemieckie)  nie  troszcząc  się  o  ich  przekładanie  na  polski.
Uważał,  że  dobrze  funkcjonowały,  by  wystarczająco
charakteryzować rozmówców, miejsce czy sytuację. W listach do
Jerzego Giedroycia napomykał o ambitnych planach pisarskich.
Dopingowany przez redaktora „Kultury” Bobkowski szykował się
do napisania książki o Ameryce Południowej. Tropem, po którym
zamierzał iść, była powieść Conrada „Nostromo”. Pisał:

Ja temu Nostromo nie dam spokoju – teraz czekam tylko na
mikrofilmy  tych  książek,  na  których  opierał  się  Conrad  i
napiszę na tym tle, sumę dzisiejszej Ameryki Łacińskiej.

Donosił,  że  zamierza  się  wybrać  do  Wenezueli,  by  zobaczyć
Puerto Cabello, na którym było wzorowane Sulaco. Conrad stał w
tym porcie przez kilka dni.

W  samych  zaś  listach  do  Giedroycia  Bobkowski  na  przykład
powie:

Z  Antigua dojechaliśmy do naszych przyjaciół  na  „finkę”,



czyli do ich majątku na wieś. (finca – posiadłość ziemska,
parcela, zabudowanie z ogrodem, majątek).

Kiedy indziej wtrąci całe dobitne wyrażenie, nie tłumacząc go a
domyślając się, że jest zbędne we Francji: „…przepraszam, że
estoy  hecho mierda„.

Janina Surynowa-Wyczółkowska (1897-1985),  która ostatnie
dekady swego życia spędziła w Argentynie, drugą część powieści
„Teresa,  dziecko nieudane”  (Londyn 1961),  „Gringa”  (Londyn
1968) oraz trzecią „Jesień Gringi” (Londyn 1976) umiejscowiła w
Argentynie. Wplata w narrację hiszpańskie słowa i natychmiast
je tłumaczy na polski. Jeżeli je częściej powtarza, to już ich nie
przekłada,  a  tylko  wkłada  w  cudzysłów.  Ostrożnie  odmienia
rzeczowniki:  “ciemną  Rafaelita  i  jasną  Barbarity”;
„zaimponowałam swojemu José Marii”.  I  to  zdaje  się  autorce
wystarczać,  by stworzyć aurę przybranego kraju,  jego ludzi  i
cudzoziemców,  głównie  Polaków,  w  styczności  z
Argentyńczykami.

Podobnie  robi  Jenne.  Zadomowiony  po  wojnie  w  Wenezueli
Beniamin Józef  Jenne  (ur.  w 1913)  wydał  w 1979 roku w
Londynie dwutomową powieść „Don Chucho”. Jej akcja rozgrywa
się w Wenezueli  na przestrzeni lat 1925-1975. Faktograficzny
koloryt lokalny wzbogaca używając języka hiszpańskiego. Są to



zazwyczaj pojedyncze słowa, nazwiska, nazwy czy powiedzenia.
Towarzyszą im najczęściej polskie równoważniki: „O, y como le
va? I jak idzie?” czy „Qué pasa? – Co się dzieje?” Napisawszy
„…z tym wyjść do pueblo”, dodaje gwiazdkę i odnośnik: pueblo –
lud. Kiedy indziej natomiast nie przekłada, każe się domyślać i
pisze:  „…przez  jakiegoś  Polaco”;  „dziki  vaquero”;  „w  tamtą
daleką quebradę”; „policja wzięłaby od pana multę, co najmniej
sto boliwarów”; „cascabel” (grzechotnik) nie tłumaczy. Często
rzeczownika hiszpańskiego nie odmienia, czasem daje jego liczbę
mnogą.  Zazwyczaj  końcówka  jest  hiszpańska,  ale  bywają  i
polskie.  I  tak:  „należą  do  hacenderów”;  „sprowadzisz
extranjeros”; „rzędy wielkich mangosów”, ale „deszcz złocistych
mango”. Przydało by się wyczerpujące studium tych hispaników,
obawiam się, używanych dość niekonsekwentnie.



Czesław Straszewicz, fot. wyd. Arcana, www.polskieradio.pl

Czesław Straszewicz  (1904-1963) urodził  się w Białymstoku,
maturę zdał w Warszawie I studiował polonistykę i filozofię na
Uniwersytecie  Warszawskim.  Jako  prozaik  debiutował  w
„Kwadrydze”,  następnie  współpracował  z  „Prosto  z  Mostu”,
„Buntem Młodych”, „Tygodnikiem Ilustrowanym” i „Polityką”. 
Zaproszony do odbycia inauguracyjnego rejsu do Buenos Aires
na nowym transatlantyku „Bolesław Chrobry” wraz z Witoldem
Gombrowiczem,  po  przybyciu  do  Argentyny  dowiedział  się  o
wybuchu wojny polsko-niemieckiej. Wrócił do Europy i wstąpił do
wojska polskiego we Francji.  Potem w Anglii uległ kontuzji w
czasie  ćwiczeń  wojskowych i  został  przeniesiony  do  pracy  w
radiostacji  „Świt”.  W  roku  1945  wyjechał  do  Montevideo  w
Urugwaju jako attache prasowy Polskiego Rządu na Emigracji. W
latach  1956-1961  pracował  w  Radiu  Wolna  Europa  w
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Monachium. Na skutek rozwijającej się choroby nowotworowej
wrócił do Urugwaju w 1962 roku i tam niebawem zmarł.

Autor trzech powieści i zbioru nowel. Przed wojną, na emigracji
Straszewicz  napisał  „Turystów  z  bocianich  gniazd”,  książkę
składającą się z  dwu opowieści  dając innym przykład,  by nie
ograniczali  się  do  pisania  wspominków,  ale  więcej  uwagi
poświęcali  otaczającemu  ich  światu  i  ludziom,  z  którymi
niespodziewanie zetknął ich los. Spytany o pomysł jednej z tych
opowieści Straszewicz powiedział:

Polegam jedynie na własnych przeżyciach. Dla „Turystów”
kręciłem się dość długo w kolonii  montevideowskiej.  Poza
tym miałem kiosk w porcie i tam zetknąłem się na gorąco z
marynarzami,  których  opisałem  później  w  „Katedrze
sandwiczów”.  (Merkuriusz  Polski,  10  /78)

Karol Zbyszewski, bezapelacyjny entuzjasta egzotycznej noweli
dodaje:

Codziennie, w tychże godzinach, przy tymże stoliku, siedział
w  tejże  kawiarni,  na  głównym  placu  Montevideo.
Wysłuchiwał kolejno o sprawach, kłótniach, projektach… I
radził, uśmierzał, pośredniczył, załatwiał…



Z  tego  okresu  powstała  dłuższa  nowela  „Katedra
sandwiczów”. Arcydzieło! Żadna (uczciwa) antologia noweli
polskiej nie będzie się mogła bez niej  obejść. Barokowym
stylem, z dobrodusznym humorem, przedstawił Straszewicz
tych politycznych emigrantów, których cała miłość do Polski
polega na umiłowaniu polskich potraw, tę starą emigrację,
która raz na rok ubiera swoje dzieci po krakowsku, a poza
tym leci do byle reżymowego konsulatu – jeśli dostaje tam
wyżerkę i wypitkę, w tych samochwałów – Akowców co to,
ponoć,  cudów dokazywali  z  Niemcami,  ale  których  tu,  w
Urugwaju, najprostsza akcja przeciw „najnieporadniejszemu
kajtusiowi” rozłazi się w rękach.

A  najmocniej  wyśmiał  samego  siebie.  Straszewicz
przedstawił siebie jako panią z kiosku, poczciwą niedojdę,
która  nie  ma  pojęcia  o  handlu,  która  jest  ośrodkiem
wszelkich planów i intryg, lecz w końcu wszystko partoli.
(DziennikPolski, 3.10.63)

Również Tadeusz Nowakowski zapisał w swoim wspomnieniu w
„Wiadomościach” kolorowe perypetie Straszewicza w latynoskim
kraju:

Opowiadał mi, że w dalekim Urugwaju był magazynierem w
fabryce. Otrzymał tę pracę dzięki poparciu możnego rodaka,



mecenasa  sztuki.  Chodził  więc  do  tej  fabryki,  coś  tam
zapisywał  do  księgi  inwentarza,  a  pod  koniec  tygodnia
ustawiał  się  potulnie  z  tubylcami  po  odbiór  tygodniówki.
Pewnego dnia zarządzono w fabryce redukcję, a protektor
polskiego pisarza, jak na złość bawił w Szwajcarii.  Zanim
pozbawiono robotników pracy,  związek zawodowy zażądał
motywacji na piśmie…

I tylko przy zacnym Czesiu nie bardzo wiedziano, co napisać.
Majster słyszał jednak coś tam piąte przez dziesiąte, że to
jakiś dziwny jegomość, cudzoziemiec, obce ciało w fabryce.
Wobec tego napisał: „Ceslao Straszewicz – analfabeta”… –
Jestem  jedynym  pisarzem  polskim  –  przechwalał  się  ze
śmiechem Czesio, któremu zaświadczono na piśmie, że jest
analfabetą!

Nowakowski  zanotował  również  inną  zabawną  historyjkę
opowiedzianą przez Straszewicza:

W  Urugwaju  prowadziłem  polskie  audycje  radiowe.
Musiałem jednak coś jeść i gdzieś mieszkać. Kochani rodacy
w  Montevideo,  widząc  jak  mi  się  powodzi,  uchwalili,  że
najlepiej mi będzie kupić kiosk. W dzień – umyślili sobie –
będę  w  kiosku  sprzedawał  papierosy,  a  wieczorem  –
pokrzepiał  serca.  Wynajęli  mi  więc  w  dzielnicy  portowej



miejsce na budkę. Pan Michalski, stolarz, kochany człowiek
własnoręcznie zrobił witryny, pan Czech dał gwarancję, pan
Szołno dał zaliczkę na towary, ja dałem im w zastaw złoty
zegarek. No i założyliśmy ten kiosk. Ale po kilku miesiącach
– zbankrutowałem. Okazało się, że być kupcem, to wcale nie
takie  proste.  Na  przykład  przychodzi  klient  i  powiada:
„Proszę  o  kartkę  papieru  listowego”.  Mam  taki  papier,
owszem, chcę dać gościowi, ale jak mu dać tę kartkę prosto
w łapę? Jakoś nie wypada. Nie mam papieru do pakowania,
więc  szybko  zawijam mu tę  kartkę  w drugą  kartkę  tego
samego papieru listowego. I jeszcze – przez zwykłą ludzką
uprzejmość  –  dodaję  mu  kopertę…  Jedna  kartka  –  dwa
centymy, koszta własne – cztery centymy. A więc zysk mój:
zero. A nawet minus dwa. Zbankrutowałem… (Na Antenie,
Wiadomości, 912/1963)



Czesław Straszewicz, Turyści z bocianich gniazd, wyd. PIW, 1992 r.

Józef  Czapski  nazwał  Straszewicza  „najbardziej  ludzkim  z
naszych pisarzy”.  Także:

Pisarzem wyjątkowej wagi i  uroku, ale stokrotnie bardziej
jeszcze  człowiekiem  o  mądrej,  uśmiechniętej  dobroci,  w
czasach,  kiedy  dobroć  nie  jest  „modna”,  kiedy  jesteśmy
drapieżni, subtelnie perwersyjni, apokaliptycznie ponurzy, a
przynajmniej  zjadliwie  ironiczni.  Patrzał  na  wszystkich,
patrzał na nas jak na marynarzy-turystów z bocianich gniazd
w dalekich portach Ameryki, na ich łatwe kochanki, którym
przyrządzali  „bitki  a  la  Radziwiłł”,  na  emigrantów
przeróżnych…  (Kultura,  10/192,  1963)
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Język tego opowiadania zlokalizowanego w Urugwaju zasługuje
nie tylko na skrutację przez iberystę, ale przede wszystkim na
uwagę  polonisty  językoznawcy  jako  niezwykły  dokument
emigracyjnej  polszczyzny.  Zwracał  już  na  ten  aspekt  uwagę
Michał  Sambor  (Chmielowiec)  w  szkicu  „Uwagi  o  prozie
beletrystycznej” (T.Terlecki,  Literatura polska na obczyźnie, I,
177):

Niebawem będziemy już obchodzili dziesięciolecie ukazania
się „Turystów z bocianich gniazd”. Jest międzynarodowym
skandalem,  że  gdy  Zachód  rozczytuje  się  w  rozmaitych
Brandysach,  nie  ma  przekładu  tego  arcydzieła  na  żaden
język  światowy.  Inna  rzecz,  że  gdzie  tu  znaleźć
kongenialnego tłumacza tej  nieprzekładalnej książki,  który
by zdołał w swej mowie uchwycić w dwu-trzech pamiętnych
słowach  całe  kompleksy  historyczno-obyczajowo-
psychologiczne,  tak  jak  to  umie  Straszewicz  w  swej
niewiarygodnej  dla  emigranta  polszczyźnie!…

Wspomniany już Tadeusz Nowakowski sądził podobnie:

…Napisał książkę niezwykłą, która zapewnia mu miejsce w
literaturze.  Powstała  ona  z  dala  od  kraju,  w  Ameryce
Południowej  i  stanowi  przykład  zwycięstwa  wyobraźni



twórczej  nad  autopsją.  […]  Jakże  to  napisane!  Cóż  za
barwny,  oryginalny,  odkrywczy język!…

W „Katedrze sandwiczów” Straszewicz ukazał Polaków na ziemi
urugwajskiej  otoczonych  przez  żywioł  hiszpański  względnie
latynoski  i  kazał  im mówić swoistym językiem, który w dużej
mierze stanowi o uroku tej osobliwej prozy.

Aczkolwiek  Straszewicz  posunął  się  dalej  niż  wymienieni  na
wstępie pisarze, to jednak stworzonego przez siebie języka nie
nadużywał. Wkładał go w usta już w Argentynie zadomowionych
Polaków,  względnie  ich  dzieci,  oraz  nowo  przyjezdnych
marynarzy,  którzy  makaronizowali  nie  mając  ani  praktyki  w
nowym  języku,  ani  właściwej  potrzeby,  by  język  ten  sobie
przyswoić, bo byli ciągle w drodze do innego portu. W rozmowie
z  Eweliną  Żółtowską  zapytany  o  ten  język  przemieszany  z
hiszpańskim,  Straszewicz  powołał  się  na  przykład  Henryka
Sienkiewicza, który  posługiwał się łaciną, inkrustował słowa czy
wręcz  zwroty  całe  dla  uzyskania  pożądanego  efektu
artystycznego.

Godzi  się  niemniej  zacytować  cały  paragraf  naszpikowany
hiszpańskimi  słówkami pamiętając,  że  należy  do rzadkich,  bo
Straszewicz,  rozsądnie,  nie  widzi  potrzeby  nasycania  swoim
volapükiem  całej  noweli.



Wraz  z  nadejściem  dni  przewiewnych,  w  kolonii
„czateńskiej”  nie  dziwiono  się  zbytnio  tym  odjazdom,  bo
rozumiano,  że  tak  powinno  być  i  lepiej  dla  tamtych,
przestaną się w porcie włóczyć i smród, jak te „kukaracze” i
wstyd dla polskości koło siebie robić. Żałowali ich niektórzy,
ot  choćby  Juan  Gacki,  który  –  „claro”  –  mówił  Elena  z
Adamem w tańcu „pareha” była jak w „cinie”,  „pero”  co
robić, płakać nie będę, „no ay kaso”. Pan Misiak napomknął
w tym sensie, że on od początku wiedział, iż 3,50 było dla
nich aż nadto, co na jego wyszło, zaś ojciec Lipiński, iż mogli
oni przynajmniej wstąpić i Bóg zapłać powiedzieć dla starej,
która pchała w nich naleśniki przez miesiąc z czubem. Na
ogół odjazd przyjęto z milczącą pobłażliwością;  co z oczu
schodzi, nie trzyma się na językach w Punta Chata…

Część 2 ukaże się we wtorek, 6 marca 2018 r.



Australia. Dzień 26
Stycznia.

Adam Fiala (tekst), Andrzej Fiala (zdjęcia)

Korespondencja z Australii

Nie ma chyba kraju poza Australią, który by ciągle kontestował
datę  Święta  Narodowego  26  Stycznia.  Czynią  to  głównie
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aktywiści poprawnie myślący. Dlaczego poprawnie? Ponieważ 26
Stycznia przypłynęła Pierwsza Flota z  konwiktami,  co z  kolei
zostało  uznane  za  inwazję  i  kolonizację  tego  lądu,  rzekomo
pustego (Terra Nulla),  ale zamieszkałego przez Aborygenów z
ich kulturą, mającą tradycję tysięcy lat.

Problem  jest  w  tym,  że  akurat  przybycie  Pierwszej  Flotylli
wypada  w  środku  magicznego  australi jskiego  lata,
zapraszającego  do  plaż,  pikników,  fajerwerków,  pokazów
lotniczych  i  tym  podobnych  imprez,  które  w  rzeczywistości
ustawiają  to  Święto.

Aktywistom  jest  wszystko  jedno,  siedzą  przeważnie  w
pomieszczeniach chłodzonych przy komputerach i obmyślają jak
utrudnić życie zwyczajnym ludziom, także Aborygenom, którzy
lubią to Święto wraz z ich występami, tańcem i muzyką.

Aktywiści szukają innej daty, być może akurat wypadającej w
zimie, kiedy jest chłodno, wiatr, deszcz i krótki dzień. Wybranie
takiej daty zaspokoi marzenia aktywistów, ale utrupi to piękne
Święto, jedyne które naprawdę lubię w Australii (poza dwoma
religijnymi).



Andrzej Fiala. Fotoreportaż z obchodów Dnia Australii.

https://www.cultureave.com/australia-dzien-26-stycznia/20180126-20180126_202215/
https://www.cultureave.com/australia-dzien-26-stycznia/20180126-20180126_203420/
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Od Chopina
do Paderewskiego
Rozmowa z profesorem Adamem Wibrowskim, pianistą i
pedagogiem  z  Francji,  który  rozpowszechnia  postacie
wybitnych  polskich  kompozytorów  na  świecie,  poprzez
organizowanie międzynarodowych konkursów i  festiwali.

https://www.cultureave.com/od-chopina-do-paderewskiego/
https://www.cultureave.com/od-chopina-do-paderewskiego/


Adam Wibrowski

Joanna Sokolowska-Gwizdka:  Od jak dawna interesuje się
Pan postacią Ignacego Jana Paderewskiego?

Adam Wibrowski: Mój kontakt z Paderewskim rozpoczął się,

https://www.cultureave.com/od-chopina-do-paderewskiego/sanyo-digital-camera-2/


gdy  byłem  uczniem  szkoły  muzycznej,  potem  studentem
Akademii. Romantyczne dzieje jego życia odkrywałem stopniowo.
Najpierw w Wiedniu, gdzie studiował u Teodora Leszetyckiego,
potem w Szwajcarii, gdzie długo żył i pozostawił wiele śladów, w
Paryżu,  miejscu  mojego  zamieszkania,  a  także  w  licznych
stronach  Ameryki:  w  Kalifornii  jakże  mocno  związanej  z
przygodą założonych przez niego winnic w Paso Robles, czy też
w North Carolina z najciekawszym emocjonalnie odkryciem jego
fortepianu w Raleigh. Trwało to ok. 20 lat gdy uświadomiłem
sobie, że moje życie idzie w jakimś stopniu jego śladami, że coś
muszę z tym zrobić, że to jest moje powołanie.

JSG: Jak powstał pomysł stworzenia w Ameryce Konkursu
im. Ignacego Jana Paderewskiego?

AW:  Stopniowo  moje  zainteresowanie  Ignacym  Janem
Paderewskim przeniosło się z muzycznego i epickiego gruntu w
sferę dogłębnych studiów nad jego osobą i  kontekstem epoki.
Otoczyłem się książkami, zdjęciami z tamtych lat, wybrałem się
w  specjalną  podróż  szlakiem  miejsc  związanych  z  pianistą,
wszedłem w krąg innych ludzi zainteresowanych tym niezwykłym
człowiekiem.  Poczułem  się  dumny,  że  Paderewski   dał  się
poznać  światu  jako  Polak,  i  że  ja  też  jako  Polak  mogę  go
przypominać.  I  tak,  najpierw  na  Węgrzech  w  rozmowach  z
Krzysztofem Onzolem – archeologiem i inżynierem, potem w Los
Angeles  po  dyskusjach  z  przyjacielem,  pianistą  Wojtkiem



Kocyanem,  narodził  się  projekt  tego wydarzenia.

JSG: Założone zostało Towarzystwo Muzyczne – Paderewski
Music  Society  w Los  Angeles,  które  jest  organizatorem
Konkursu.

AW: Tak, Krzysztof Onzol został prezesem Towarzystwa, a my z
Wojtkiem  Kocyjanem,  jako  pianiści  i  pedagodzy  dysponujący
szerokimi kontaktami międzynarodowymi w świecie muzycznym,
z  bagażem doświadczeń  w  organizacji   tego  typu  wydarzeń,
zostaliśmy dyrektorami.

Sprawy potoczyły się szybko, z wielkim entuzjazmem, który był
naszym  najlepszym  argumentem  twórczym.  Czuliśmy  że
tworzymy coś wartościowego dla dzisiejszego pokolenia młodych
artystów i że oddajemy hołd naszemu mistrzowi.

JSG: Czy celem Konkursu było przypomnienie tak ważnej w
Ameryce postaci, genialnego muzyka, a przy tym wielkiego
Polaka-patrioty?

AW:  Mam  nadzieję,  że  Konkurs  stworzył  pomost  pomiędzy
polskim  i  amerykańskim  środowiskiem  muzycznym,  mało  do
siebie zbliżonym, a całemu zainteresowanemu muzyką i historią
światu, dał nowe pole uwagi, z dużym dowartościowaniem dla
polskiej  tożsamości  i  kultury.  Paderewski  może być dla wielu



wspaniałym  przykładem  –   pozytywnym  bohaterem  dla
młodzieży,  gdyż  dzięki  swojej  odwadze i  głębokiej  wierze we
własne możliwości, przechodząc drogę życiową pełną przygód,
walki o prawdę, osiągnął wiele z wytyczonych celów. Może być
też przykładem dla artystów, bo potrafił nie tylko pokazać swój
talent na scenach świata, ale także umiał go skierować w stronę
spraw ludzkich i społecznych.

Pokazanie  Paderewskiego  jako  wielkiego  Polaka  oddanego
sprawom różnych  społeczeństw,  przez  które  szedł  jego  szlak
życiowy  to  chyba  właściwa  postawa  bycia  oddanym
polskim wartościom. Temu zapewne ten Konkurs się przysłużył,
a mnie na pewno dał wiele radości.

JSG:  Czy w Ameryce Paderewski kojarzy się z Chopinem?

AW: Cały czas obserwuję, że poprzez organizowanie, konkursów,
festiwali  i  innych  muzycznych  imprez  związanych  z  polskimi
kompozytorami wzmaga  się zainteresowanie Polską. Paderewski
był  przecież  wybitnym  odtwórcą  chopinowskim,  może  więc
kojarzyć się  z  naszym genialnym rodakiem.

JSG:  À  propos  Chopina,  proszę  przypomnieć  Pana
artystyczne dzieło –  Festiwal  Chopinowski  w Nohant we
Francji,  którego  był  Pan nie  tylko  pomysłodawcą,  ale  i
 realizatorem?



AW: Odkryłem to sioło, w którym zatrzymał się czas, w sercu
Francji, 320 km od Paryża w 1991 roku Wciąż stał tam ten sam
prastary kościółek, kilka domów, kilka rozsianych wśród pól i
gajów gospodarstw, wszędzie słychać było ptaki,  w powietrzu
pachniało  wsią,  a  w środku stał  duży,  zasobny dwór w stylu
krainy  Berry,  rodzinna  posiadłość  George  Sand,  w  której  w
latach 1839 do 1846 przebywał Chopin. To stamtąd pochodzą
największe jego dzieła. Jednakże absolutnie nic nie zaznaczało w
Nohant tej chopinowskiej obecności i kompozytorskiej spuścizny.
Aby  pokazać  całemu  światu  to  miejsce  wybrałem  nie  jakąś
okolicznościową tablicę,  ale  żywą muzykę Chopina.

JSG:  Miałam  szczęście  uczestniczyć  w  tym  bardzo
ciekawym muzycznym wydarzeniu. Pamiętam tę wspaniałą
plejadę artystów, profesorów, mistrzów sztuki fortepianu
oraz widzów, którzy tłumnie przybyli do Nohant. Za salę
koncertową posłużyła m.in. ogromna stodoła czy też hala
sportowa. Obydwa miejsca były świetnie przystosowane do
festiwalowych  potrzeb,  dzięki  wystrojowi  i  adaptacji
akustycznej.

AW:  To było prawdziwie pionierskie dzieło, w które udało mi
się wciągnąć dość konserwatywne prowincjonalne środowisko i
instytucje. Sam bym temu nie dał rady, bardzo pomogła mi żona
Barbara.  Przez  kilka  lat  odbyliśmy  dziesiątki  podróży
samochodem, przemierzając prawie 1 000 km za każdym razem,



by dojechać do Nohant z Saint Malo, gdzie mieszkaliśmy. Ale
było warto. Odpowiedź przyjaciół pianistów z całego świata była
entuzjastyczna.  Wielu  najwybitniejszych,  w  tym  oczywiście
laureaci Konkursu Chopinowskiego, wzięli sobie za punkt honoru
by  nam pomóc,  by  grać  muzykę  Chopina  tam,  gdzie  została
stworzona.  Halina  Czerny-Stefańska,  Piotr  Paleczny,  Ewa
Osińska, Wojciech Świtała, Edward Auer, Ian Hobson, Grigory
Sokolov,  Eugene  Injic,  Gabriela  Montero,  Aldo  Ciccolini,
Margarita Shevchenko, Yuri Boukoff, Dominique Merlet, J. Marc
Luisada, Marc Laforet, Philippe Giusiano, Dang Thai Son, Aldo
Ciccolini,  i  jeszcze  wielu  innych,  dzielili  się  nią  pod
rozgwieżdżonym niebem Nohant… Sukces był ogromny, 3 500
osób w czasie tygodniowego festiwalu.

Czułem  się  wtedy  trochę  jak  archeolog  odkrywający  ukryty
skarb,  albo wędrowiec wchodzący w życiodajną oazę.

JSG: Co obecnie dzieje się w Nohant?

AW:  Moje  „dziecko”  –  festiwal  w  Nohant  jest  już  dorosłym
młodzieńcem i trwa do dziś z dużym sukcesem. Tak nieskromnie
mówiąc stał się  pomnikiem, który wraz z żoną sami sobie za
życia  wystawiliśmy.  Z  tamtych  wspaniałych  i  romantycznych
początków pozostało nam Stowarzyszenie „Chopin w Nohant”,
któremu nadal  aktywnie przewodniczę.



JSG: A po Nohant  był kolejny festiwal na Węgrzech.

AW: Po latach prowadzenia festiwalu we Francji zwróciłem się w
stronę nowych „archeologicznych” odkryć, tworząc Pianistyczny
Festiwal Lisztowski w Sopron, tuż obok miejsca, gdzie przyszedł
na świat inny genialny pianista i kompozytor, przyjaciel Chopina,
Franz Liszt. Ale to już inna historia.

JSG:  Czy czuje się Pan bardziej pianistą, nauczycielem, czy
też organizatorem  festiwali muzycznych?

AW:  Pianista,  pedagog,  twórca  wydarzeń  –  jest  to  dla  mnie
naturalna droga. Nie byłbym drugim bez pierwszego, ani trzecim
bez dwóch pierwszych. Podstawą wszystkiego jest umiejętność
instrumentalna,  techniczna,  która  prowadzi  do  przekazu
ludzkiej  wrażliwości,  systemu  myślenia,  kultur  dawnych  i
b ieżących,  sty lów  estetycznych  i td .  To  wszystko
można  wypowiedzieć  dźwiękiem,  własnymi  rękoma  na
fortepianie. Każdy ma inny sposób wyrażania swoich emocji, to
zależy od temperamentu. Dla jednych liczy się zamknięty, niemal
mnisi kontakt z klawiaturą, np. Glenn Gould tak pracował. Inni
potrzebują wielkich sal jak Horowitz czy Paderewski.  No i  są
tacy  jak  ja,  najszczęśliwsi  z  powodu  licznych  kontaktów
międzyludzkich.  Dlatego  zarówno  droga  pedagogiczna,  jak  i
tworzenie wydarzeń kulturalnych bardzo mi odpowiadają. Czuję
s ię   w  pełni  sobą,  gdy  mam  dużą  dozę  dynamiki



działania, gdy muszę prowadzić rzeczy na różnych frontach, gdy
jestem w ciągłym ewolucyjnym ruchu spraw.

JSG: Był Pan profesorem w Le Conservatoire de la ville de Paris.
Na czym polega specyfika pracy na tej francuskiej uczelni?

AW:  Aby zostać tu  profesorem, po 20 latach doświadczeń w
Grenoble,  Rennes  i  Los  Angeles,  musiałem  przejść  trudną
konkursową  drogę  na  nowo.  Nie  były  brane  pod  uwagę
wcześniejsze  dyplomy.  Konserwatorium,  to  taki  francuski
przeżytek. Brak tu przedmiotów akademickich, natomiast duży
nacisk  kładzie  się  na  instrument,  czytanie  partytur,  czyli
techniczną stronę wykonawczą. Być w takiej szkole to dla moich
kolegów  ze  świata  trochę  jak  w  filmie  „Avatar”  –  nie  z  tej
planety.  Codzienność to lekcje na bardzo różnych poziomach,
audycje, egzaminy. Czasami się zdarza, że w szranki stają super
zdolne dwunastolatki z dwudziestoletnimi dorosłymi.

Dla mnie bardzo ważne jest, aby nie ograniczać się do uczelni,
tylko być otwartym na świat. Jeżdżę więc po USA i Kanadzie, po
Europie, Japonii i Australii na rozliczne akademie i uniwersytety,
festiwale  i  konkursy.  Bardzo  pomocne  są  tu  kontakty
środowiskowe. Muzycy to taka specyficzna rodzina, znamy się
jak migrujące ptaki i chętnie użyczamy przystanku we własnym
gnieździe, lub łączymy się to tu, to tam, na wspólne realizacje.



Konferencja z udziałem prof. Adama Wibrowskiego na temat
Ignacego Paderewskiego:

https://www.youtube.com/watch?v=tbeO3KB5hXI

Paderewski Music Society: www.ijpaderewski.org 

Wizyta u Józefa
Wittlina (1896-1976)

http://www.ijpaderewski.org/
https://www.cultureave.com/wizyta-u-jozefa-wittlina-1896-1976/
https://www.cultureave.com/wizyta-u-jozefa-wittlina-1896-1976/


Józef Wittlin, fot. arch. „Nowego Dziennika”.

Florian Śmieja

Po raz pierwszy spotkałem się z Wittlinem omawiając w Anglii ze
studentami zaleconą jako lekturę powieść „Sól ziemi”. Poznałem
go więc od strony najwłaściwszej:  jego dojrzałego dzieła. Potem
wymieniłem z nim kilka listów.

Były to lata sześćdziesiąte. Redagując w Londynie miesięcznik
„Kontynenty”   korespondowałem  z  sympatykami  pisma,  do
których zaliczał  się także Wittlin.  Mieszkał  w Nowym Jorku i
pracował w Wolnej Europie. Należał do pisarzy, którzy otarłszy

https://www.cultureave.com/wizyta-u-jozefa-wittlina-1896-1976/wittlin/


się  o  Hiszpanię   interesowali  się  hiszpańską  literaturą.  Już
choćby  to  sprawiało,  że  mieliśmy  wspólny  temat.  (Wittlin
namawiał  mnie do przekładania m.in.  poezji  Jorge Guilléna).

Oczywiście, pragnąłem drukować Wittlina, ale nie było to proste.
Pisał  bardzo  niewiele  i  współpracował  z  paryską  „Kulturą”.
Również radio pochłaniało dużo jego czasu, a w zasadzie, jak
wszystkim oznajmiał,  pracował  nad rekonstrukcją  zaginionych
kontynuacji jego słynnej powieści.

Młodych z zasady popierał i zależało mu na tym, by oni coś o nim
wiedzieli. Pamiętam, jak wypominał mi, że pominięto go w nocie
o  współczesnych  polskich  poetach,  którzy  również  uprawiali
prozę.

Raz  nawet,  przelotnie,  zobaczyłem go w londyńskim Ognisku
Polskim. Dość, że kiedy w roku 1969 znalazłem się w Kanadzie, a
kilka  lat  później  otrzymałem  ofertę,  aby  na  nowojorskim
uniwersytecie  Queen’s  wygłosić  odczyt  o  literaturze
emigracyjnej,  skwapliwie  zaproszenie  przyjąłem,  zapragnąłem
bowiem  wizytę  u  ujścia  rzeki  Hudson  wykorzystać  pełniej  i
odwiedzić mieszkającego od wielu lat w Nowym Jorku pisarza i
poetę.

Wybuch drugiej wojny  światowej zastał go we Francji.  Przez
Hiszpanię  i  Portugalię  wyjechał  w  1941  roku  do  Stanów



Zjednoczonych i tam osiadł na stałe. Już w gimnazjum lwowskim
Wittlin dał się poznać jako poeta i wcześnie nawiązał kontakty z
poetami  języka  niemieckiego,  aby  przekładać  ich  utwory.  W
Wiedniu  m.in.  poznał  Rilkego  i  stał  się  jego  pierwszym
tłumaczem na język polski. Wtedy też zetknął się z poezją włoską
oraz  zaczął  tłumaczyć  „Odyseję”  Homera.  Kiedy  powstał
tygodnik  „Wiadomości  Literackie”,  stał  się  jego  stałym
współpracownikiem.

W 1920 roku wyszły jego poezje religijne „Hymny”, które miały
trzy wydania. Podobnie trzy wydania, a raczej trzy wersje, miał
jego przekład „Odysei”. W roku 1935 ukazała się powieść „Sól
ziemi”, czterokrotnie wydana przed wojną, a tłumaczona na 13
języków, rozeszła się szeroko po świecie. W  roku 1963 w Paryżu
wyszedł duży tom esejów „Orfeusz w piekle”.

Do  nagród  polskich  w  roku  1943  doszło  wyróżnienie  przez
American  Academy  of  Arts  and  Letters  oraz  przez  National
Institute of Arts and Letters. W roku 1971 Niemiecka Akademia
Poezji i Języka wybrała go członkiem korespondentem.

Mówi się, że trudniej dzień jeden przeżyć, niż napisać księgę.
Powiedzenie  to  nie  stosuje  się  do  sytuacji  Wittlina,  chociaż
niejedna w przeszłości wymagała odeń wielkiego hartu ducha.
Księgę napisał i to świetną i odważną, bo pacyfistyczną, kiedy
moda była na mocarstwowość. Ale „Sól ziemi”  miała być tylko



pierwszą częścią zamierzonej trylogii o „Cierpliwym piechurze”.
Szkice i rękopisy dalszych części zaginęły w Europie, kiedy autor
próbował  wydostać  się  za  granicę.  Pisarz  usiłował  później
zrekonstruować brakujące partie.  Nie  było  to  łatwe:  upłynęły
lata, zawodziła pamięć, nie pozwalały na fuszerkę stawiane sobie
surowe wymagania. Nie doczekaliśmy się kontynuacji.

Sądzę jednak, że to, co posiadamy, winno nam wystarczyć, by
twórczość  Wittlina  ocenić  wysoko.  Na  jakości  jego  powieści
poznali się wytrawni krytycy i znakomici pisarze, m.in. Tomasz
Mann.  Także  współcześni  uznali  rzecz  za  klasyczną  sagę  o
żołnierce. Zoya Yurieff wydała po angielsku monografię pisarza
„Joseph  Wittlin”  (Twayne,  New  York  1973).  Autorka  ze
znawstwem  i  przekonaniem  mówi  o  Wittl inie  jako  o
powieściopisarzu, poecie, eseiście i tłumaczu, pragnąc przybliżyć
go czytelnikowi anglosaskiemu.



W mieszkaniu państwa Wittlinów w Nowym Jorku. Od lewej: Paweł Łysek, Florian Śmieja, Józef Wittlin, fot. arch. F.
Śmieji.

https://www.cultureave.com/wizyta-u-jozefa-wittlina-1896-1976/fs_wittlin_lysek1-2/


W mieszkaniu państwa Wittlinów w Nowym Jorku. Od lewej: Józef Wittlin, Paweł Łysek, Halina Wittlin, Florian Śmieja, fot.
arch. F. Śmieji.

Wittlin przyjął  nas (byłem w towarzystwie profesora i  pisarza
Pawła  Łyska  i  jego  bratanka  Jana)  z  wielką  życzliwością.  W
gabinecie urządzonym ze smakiem i utrzymanym we wzorowym
ładzie  gospodarz  usadził  mnie  na  honorowym  fotelu.  Wnet
zaopiekowała się nami pani Halina czuwająca nad królestwem
Wittl inów  z  pietyzmem  i  dyskrecją.  O  czym  tam  nie
rozmawialiśmy, by niczego nie pominąć! Teraz pamięć tej wizyty,
poświadczonej  fotografią  z  serdeczną  dedykacją,  potwierdza
ogólnie  przyjętą  opinię  o  Wittlinie  –  człowieku  łatwo
dostrzegalną  w  jego  dziele.  Już  w  1928  roku  Paweł  Hulka-
Laskowski nazwał go „poetą pokoju i miłości”. Także określanie
mianem  poety  cichych  tonów  podnosi  jego  delikatność,
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nieśmiałość, obawę przed zgrzytem, przerysowaniem czy zgoła
hałasem.  We  wszystkim,  co  wyszło  spod  jego  pióra,  widać
odpowiedzialność artystyczną i  moralną.

Nie wydało mi się niczym dziwnym nieodparte pragnienie, by
wychodząc  z  jego  mieszkania  ująć  gospodarza  za  rękę  i
pocałować ją z szacunkiem. Wittlin wyprowadził nas na korytarz.
Kiedy zamknęły się drzwiczki windy, zwierzyłem się z mojego
wzruszenia towarzyszom. Okazało się, że czuli to samo.

Nie  bywa  się  codziennie  u  znakomitego  pisarza  i  pięknego
człowieka.

Wywiad z prof. Florianem Śmieją na temat Józefa Wittlina:

http://www.cultureave.com/o-jozefie-wittlinie/
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Pomiędzy
Suwalszczyzną
a Paryżem
Od 15 lutego do 14 marca 2018 r. – wystawa malarstwa
Witolda Urbanowicza, pallotyna z Paryża, w Mazowieckim
Urzędzie  Wojewódzkim  w  Warszawie,  (Ratusz)  Plac
Bankowy 3/5, Wejście główne C. Organizator:  Mazowiecki
Instytut  Kultury,  koordynator  wystawy  Romuald
Mieczkowski.
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Witold Urbanowicz

Romuald Mieczkowski

Witold  Urbanowicz,   artysta  o  wszechstronnych
zainteresowaniach,  uczestnik  i  świadek  działalności
pallotyńskiego ośrodka Centre du Dialogue, urodził się w 1945
roku  w  Zarzeczu  Jeleniewskim  nad  Czarną  Hańczą  na
Suwalszczyźnie  w  rodzinie  chłopskiej.  Jego  droga  życiowa
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prowadziła  etapami  teologicznego  wykształcenia  poprzez
Collegium Marianum w Wadowicach (do zamknięcia szkoły przez
władze  PRL),  Liceum Ogólnokształcące  przy  ulicy  Karowej  w
Warszawie,  gdzie  uzyskał  maturę,  Seminarium  Duchowne  w
Ołtarzewie koło Warszawy do Paryża, w którym mieszka od 1972
roku.

W  latach  1965-1967  odbył  obowiązkową  służbę  wojskową  w
Ludowym  Wojski  Polskim,  z  powodu  której  musiał  przerwać
naukę. Powrócił do seminarium w 1967 roku. Już w okresie nauki
przejawiał  zainteresowania  artystyczne.  Prowadził  teatr
„Pallottino-Drama”,  w którym wystawił  Dzień gniewu  Romana
Brandstaettera,  Światło  gór,  Bóg  nie  umiera.  Zajmował  się
adaptacją Męki Pańskiej. W 1970 roku napisał sztukę Jak gdyby
nie było nadziei,  opartą o prozę Antoine’a Saint-Exupéry’ego.
Zrealizował  własny  projekt  kaplicy  teatralnej.  Otrzymał
uprawnienia przewodnika tatrzańskiego. Seminarium ukończył w
1971  roku  napisaniem  pracy  dyplomowej  z  historii  sztuki  i
architektury pod kierunkiem ks. Franciszka Mąkini. 11 czerwca
1972 roku otrzymał w Ołtarzewie święcenia kapłańskie z  rąk
biskupa Władysława Miziołka.



Witold Urbanowicz

W październiku tego samego roku wyjechał  do Paryża,  gdzie
zamieszkał przy rue Surcouf 25. Pod tym adresem mieściło się
Centrum Dialogu (Centre du Dialogue), które stało się w latach
siedemdziesiątych  i  osiemdziesiątych  XX  wieku  jednym  z
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najważniejszych ośrodków polskiej  myśli  niezależnej.  Kierował
nim ksiądz Józef Sadzik (1933-1980), filozof, teolog, przyjaciel
m.in.  Czesława  Miłosza,  Józefa  Czapskiego  i  wielu  twórców.
Jednym  ze  współpracowników  ks.  Sadzika  został  Witold
Urbanowicz,  który  przyjął  odpowiedzialność  za  techniczne  i
graficzne sprawy wydawnictwa i miesięcznika „Nasza Rodzina”.
Jednocześnie sprawował opiekę nad drukarnią księży pallotynów
w Osny koło Paryża, w której ukazywały się m.in. książki Éditions
du Dialogue, wydawnictwa założonego przez ks. Józefa Sadzika.

Swoją  otwartością  na  dialog  w  sprawach  wiary  i  Kościoła
wyróżniała się szczególnie seria Znaki Czasu (około 150 tytułów),
do której artysta zaprojektował wiele okładek. Wybitnym jego
projektem artystycznym okazały się wydania dwóch przekładów
biblijnych Czesława Miłosza: Księgi Hioba  (1981) i Apokalipsy
(1986), z ilustracjami Jana Lebensteina i ze wstępem ks. Józefa
Sadzika.

Największym obszarem artystycznej ekspresji Urbanowicza jest
malarstwo. Sceny religijne, pejzaże oraz erotyki to najważniejsze
tematy  w  jego  twórczości.  Pierwsze  z  nich  to  dzieła  pełne
głębokiego duchowego uniesienia. W malarstwie krajobrazowym
artysta powraca zwykle w swoje rodzinne strony. Inne są erotyki
– najczęściej malowane przy użyciu jasnej palety barw, delikatne,
pozbawione  dosłowności.  Odrębną  dziedziną  twórczej
wypowiedzi  jest  rzeźba.  Prace  wykonane  z  kruchego,



plastycznego  stopu  metali  uderzają  ekspresją.

Witold Urbanowicz
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Witold Urbanowicz

Obrazy,  najczęściej  są  malowane  akrylem  na  kartonach  lub
płytach,  także  pastelem,  farbą  witrażową  bądź  technikami
własnymi.  Witold  Urbanowicz  po  raz  pierwszy  zaprezentował
swoje  malarstwo  w  1997  roku  na  wystawie  autorskiej  pt.
Dotknięcie prochu ziemi w Muzeum Diecezjalnym w Opolu oraz
w  Galerii  Ośrodka  Duszpasterstwa  Środowisk  Twórczych  w
Łodzi.  W  2011  roku  nakładem  Ministerstwa  Kultury  i
Dziedzictwa Narodowego ukazał się album Witold Urbanowicz.
Artysta  nienasycony.  Nadal  mieszka  i  pracuje  jako  kapłan  i
artysta w siedzibie księży pallotynów przy rue Surcouf w Paryżu.

https://www.cultureave.com/pomiedzy-suwalszczyzna-a-paryzem/witold-urbanowicz-2/


Na  wystawie  Witolda  Urbanowicza  w  Galerii  Mazowieckiej
prezentowana jest nieduża część jego twórczości. Są to obrazy
przedstawiające głównie pejzaże, które przedtem były pokazane
na  większej  wystawie  w  suwalskim  Muzeum  Okręgowym,
ukazującej  też  rzeźbę  oraz  dorobek  artysty  związany  z
działalnością Centre du Dialogue oraz projektowane przez niego
książki.



Witold Urbanowicz
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Witold Urbanowicz

O Witoldzie Urbanowiczu na Culture Avenue:

http:/ /www.cultureave.com/witold-urbanowicz-polski- -
pallotyn-artysta-w-paryzu/
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Powrót
Paderewskiego
do Carnegie Hall
w Nowym Jorku
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Joanna Sokołowska-Gwizdka (oprac.)

21 lutego 2018 r. w Carnegie Hall Stern Audytorium w Nowym
Jorku  odbędzie  się  prestiżowa  Gala  Koncert  podczas,  której
czterech pianistów odda hołd Ignacemu Paderewskiemu. Gala

https://www.cultureave.com/powrot-paderewskiego-do-carnegie-hall-w-nowym-jorku/a4_final_open/


Ignacego  Paderewskiego  rozpocznie  obchody  100.  rocznicy
odzyskania  Niepodległości.  Koncert  został  zorganizowany  z
inicjatywy Konsulatu Rzeczpospolitej  Polskiej  w Nowym Jorku
oraz nowojorskich środowisk polonijnych.

W programie  wieczoru  „The  Best  of  Chopin  &  Paderewski”,
będzie  można  usłyszeć  najbardziej  znane  i  cenione  utwory
Fryderyka  Chopina  i  Ignacego  Paderewskiego  w  wykonaniu
znakomitych  pianistów,  laureatów  Międzynarodowych
Konkursów  Pianistycznych:  Szymona  Nehringa,  Łukasza
Krupińskiego,  Marka  Brachy  z  Polski  oraz  Kevina  Kennera  z
Ameryki.   18  lutego  1933 roku  miał  miejsce  ostatni  koncert
Ignacego Paderewskiego w Carnegie Hall.  Po 85 latach w tej
prestiżowej sali koncertowej, znów zabrzmi muzyka wybitnego
kompozytora  i  wirtuoza fortepianu oraz  utwory  z  repertuaru,
który wykonywał.

W Gali udział weźmie oficjalna delegacja parlamentu Polski wraz
Wicemarszałkiem Sejmu, a także Ambasador RP w USA – Piotr
Wilczek,  Konsul  Generalny  RP  w  NY  –  Maciej  Golubiewski,
Ambasador UE przy ONZ – Joao Vale de Almeida, Ambasador
Polski  przy  ONZ  –  Joanna  Wronecka,  sekretarz  stanu  w
Kancelarii  Prezesa  Rady  Ministrów  –  Anna  Maria  Anders,
przedstawiciele  władz  Nowego  Jorku  i  dzielnic  miasta  NY,
Ambasadorzy  przy  ONZ państw Rady  Bezpieczeństwa,  ponad
100  osób  reprezentujących  przedstawicielstwa  przy  ONZ,  



Konsulowie Generalni  w NY wielu krajów Europy i  inni.

Carnegie Hall w Nowym Jorku.
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Pianiści, na górze od lewej: Kevin Kenner i Łukasz Krupiński, na dole od lewej: Szymon Nehring i Marek Bracha, fot.
facebook.

Ignacy Jan Paderewski

Urodził się w 1860 w Kuryłówce, zmarł 29 czerwca 1941 roku w
Nowym  Jorku.  Był  nie  tylko  wybitnym  polskim  pianistą,
kompozytorem i profesorem konserwatorium w Warszawie, ale i
działaczem  niepodległościowym  oraz  politykiem  –  sprawował
funkcje  premiera Polski  i  ministra spraw zagranicznych RP.

Studiował najpierw w Warszawie, a potem kontynuował naukę w
Wiedniu  pod  kierownictwem  słynnego  profesora  Teodora
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Leszetyckiego. Ten polecił go później na posadę nauczyciela gry
na fortepianie w Strasburgu. Pierwszy większy sukces odniósł
jako pianista w 1887 roku, a w 1888 miał miejsce jego duży
koncert  w  Paryżu.  Tam  też  spotkał  i  zaprzyjaźnił  się  z
kompozytorem  Camille  Saint-Saënsem.  Później  przez  pewien
czas przebywał w Londynie, gdzie koncertował między innymi
przed  królową  Wiktorią.  Wielkim  sukcesem  okazało  się  jego
pierwsze tournée po Stanach Zjednoczonych w latach 1891 –
1892.

Po pierwszych pięciu recitalach Paderewskiego w Nowym Jorku
w  sali  koncertowej  Madison  Square  Garden  na  1500  osób
okazało się, że miejsc brakowało i trzeba było dostawiać krzesła.
Żaden  impresario  wcześniej  nie  rezerwowałaby  sali  na  2800
miejsc, ale „zapotrzebowanie” na Paderewskiego było tak duże,
że sponsor trasy koncertowej,  firma Steinway, zaryzykowała i
zarezerwowała znacznie większą salę właśnie w Carnegie Hall.



Sala w Carnegie Hall na 2800 miejsc w 1891 r.
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Program pierwszego koncertu Ignacego Jana Paderewskiego w Carnegie Hall 17 listopada 1891 roku.

Pierwszy koncert Ignacego Jana Paderewskiego w amerykańskim
Carnegie Hall z Walterem Damroschem i Nowojorską Orkiestrą
Symfoniczną odbył się 17 listopada 1891 roku. Pianista wykonał
wtedy „Koncert fortepianowy C-moll, nr 4” Camille Saint-Säensa,
swój  własny  „Koncert  fortepianowy  nr  1  op.  17”  (była  to
nowojorska premiera) oraz solo zagrał m.in. nokturn, preludium,
walc, etiudę, balladę i polonez Fryderyka Chopina.

Po koncercie „The New York Times” donosił, że
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pianista  zrobił  sensacyjne  wrażenie,  jakiego  nie  było  od
czasów Antona Rubinsteina.

Paderewski przez następne dwa i pół miesiąca szturmem zdobył
Nowy Jork, miał jeszcze 11 solowych recitali fortepianowych (w
tym trzy w Carnegie Hall), osiem występów z orkiestrami i wiele
występów prywatnych.  Do czasu jego jedenastego i ostatniego
recitalu  w  Nowym  Jorku  w  Carnegie  Hall  w  tej  turze
koncertowej, który odbył się 30 stycznia 1892 r. Paderewski miał
już tylu wielbicieli, że i w tej sali na 2800 osób zabrakło miejsc i
trzeba było dostawić krzesła, aby zmieścić wszystkich chętnych.

Paderewski gra tutaj z ogromnym sukcesem, kobiety szaleją
za nim, a krytycy chwalą go bez ograniczeń

–  pisała  Helena  Modrzejewska  do  swojego  przyjaciela  w
Warszawie.

Po tak niebywałym sukcesie Paderewski zdecydował się na stałe
zamieszkać  w  USA.  Zyskał  sobie  ogromną  popularność,
nazywany  był  największym  ze  wszystkich,  mistrzem,  królem
pianistów,  czarodziejem klawiatury.  Podczas  koncertowania  w
USA odniósł kontuzję dłoni, myślał nawet o zakończeniu kariery.



Sprawność  dłoni  przywrócił  mu  Friedrich  Lange  –  pionier
niemieckiej  chirurgii  w Ameryce.

Portret Ignacego Jana Paderewskiego z dedykacją dla Waltera
Damroscha, fot. arch. Carnegie Hall.
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Program z 1913 roku z autografem Ignacego Jana
Paderewskiego.

W 1899 Paderewski ożenił się z Heleną Górską, czym sprawił
zawód wielu wielbicielkom, córkom milionerów, czy też sławnym
aktorkom,  które  proponowały  mu  małżeństwo.  Pomimo
zakupienia  dworku  w  Kąśnej  Dolnej  w  Małopolsce  państwo
Paderewscy osiedli w Szwajcarii, w posiadłości Riond-Bosson w
Tolochenaz koło Morges, niedaleko Lozanny.

Na przełomie stulecia  Paderewski  skomponował  swoją jedyną
operę „Manru”. Jej prapremiera odbyła się w Dreźnie 29 maja
1901  roku,  a  wkrótce  zaprezentowano  dzieło  we  Lwowie.
Prapremiera amerykańska odbyła się w Metropolitan Opera 14
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lutego 1902 r. Odbyło się jeszcze 9 przedstawień w tym samym
sezonie,  po  czym  utwór  zszedł  z  afisza  i  nie  został  nigdy
wznowiony.  „Manru”  do  tej  pory  pozostaje  jedyną  operą
skomponowaną przez Polaka wystawioną w Metropolitan Opera.

Ignacy  Jan  Paderewski  zagrał  w  filmie  „Sonata
księżycowa”  w reżyserii Lothara Mendesa w 1937 roku.
We fragmencie filmu Paderewski gra słynny Menuet G-dur,
op. 14, nr 1, swojego autorstwa.

O tym,  że  Paderewski  do  dziś  jest  legendą w USA świadczy
historia  opowiedziana kiedyś  przez  Krzysztofa  Pendereckiego.
Otóż wielki kompozytor muzyki współczesnej udzielał wywiadu w
amerykańskim radio. Dziennikarka z trudem uczyła się wymowy
jego imienia i nazwiska „Kristof, Ksstof” – podejmowała próby
prawidłowej  artykulacji.  Po czym zapowiedziała  –  przed nami
Krzysztof PADEREWSKI.

Pianiści

Kevina Kennera  uczył  od  dzieciństwa polski  pianista  z  San
Diego  Krzysztof  Brzuza.  Miałam  okazję  poznać  zarówno
nauczyciela, jak i ucznia podczas XII Konkursu Chopinowskiego



w 1990 r., kiedy to Kevin Kenner został laureatem II miejsca (I
nie przyznano). Krzysztof Brzuza opowiadał mi, że uczył swojego
ucznia wrażliwości na Polskę i polskie klimaty, woził w miejsca,
które  nastrojem  przypominały  kraj  Fryderyka  Chopina,
opowiadał o specyfice polskiego ducha. Dziesięć lat wcześniej, w
1980 roku przyjechał z młodym Kevinem Kennerem do Polski,
aby ten mógł zobaczyć, jak wygląda Konkurs Chopinowski, ale
też przede wszystkim, aby mógł poznać ojczyznę kompozytora i
wczuć się w dźwięki, które tu się urodziły. Przejechali wówczas
kraj  śladami  Fryderyka  Chopina.  Kevin  Kenner  zdobył  wtedy
wyróżnienie na Konkursie Chopinowskim.

Podczas  XII  Konkursu  Chopinowskiego  siedziałam  obok
profesora  Krzysztofa  Brzuzy  w  Filharmonii  Narodowej  w
Warszawie  na  koncercie  laureatów.  Kiedy  występował  Kevin
Kenner, obserwowałam skupienie i dumę nauczyciela z sukcesów
ucznia.

Wywiad  z  Szymonem  Nehringiem  przed  tegorocznym
koncertem w Atlancie ukazał się na początku lutego na Culture
Avenue:
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Na podstawie: Wikipedii, materiałów opracowanych przez Polish
&  Slavic  Center  w  Nowym  Jorku,  mater ia łów
angielskojęzycznych ze  strony  Carnegie  Hall  oraz  materiałów
własnych.

Zostawić coś
w umysłach
O drugiej edycji festiwalu artystycznego „Chopin IN the City”
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Grazyna Auguscik, fot. Krystyna Andryszkiewicz

Bożena U. Zaremba

Zawsze myślę, być może naiwnie, że w młodych umysłach
coś zostaje

–  mówi  o  swojej  działalności  na  rzecz  popularyzacji  muzyki
Fryderyka  Chopina  wśród  młodego  pokolenia  Grażyna
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Auguścik – fascynująca polska wokalistka jazzowa, która już po
raz drugi organizuje w Chicago festiwal „Chopin IN the City” (22
lutego – 1 marca 2018 r.), tym razem wraz z Polsko-Ukraińską
Fundacją  im.  Ignacego  Jana  Paderewskiego.  Jest  to
wielowymiarowe  przedsięwzięcie  artystyczne  łączące  różne
dziedziny i gatunki sztuki, a motywem przewodnim i głównym
źródłem inspiracji jest muzyka Chopina.

A zaczęło  się  od pamiętnego koncertu w Millennium Park w
Chicago,  gdzie  w  2010  roku  Auguścik  zaprezentowała  10-
tysięcznej  publiczności  jazzowe interpretacje  muzyki  Chopina.
Skład  zespołu  był  dość  nietypowy  –  cztery  puzony,  wokal,
akordeon, ud (instrument strunowy uważany za przodka lutni) i
harmonijka ustna. Gościem specjalnym był Andrzej Jagodziński
i  jego  Trio.  Wybitny  krytyk  muzyczny  „Chicago  Tribune”,
Howard Reich,  który znał działalność artystyczną Auguścik z
wcześniejszych,  porywających  projektów  muzycznych  i  był
wielbicielem  jej  pięknych  jazzowych  interpretacji ,
entuzjastycznie zachęcał do tego koncertu. Występ spotkał się z
gorącym  przyjęciem  publiczności.  Niecodzienne,  nowoczesne
aranżacje  muzyki  Chopina  przemówiły  do  wrażliwości
mieszkańców tego wielokulturowego miasta, a artystka do dzisiaj
spotyka ludzi, którzy wspominają ten koncert jako niesamowite,
magiczne wręcz przeżycie.

Od  tego  koncertu,  występując  stale  w  różnych  formacjach



wokalno-instrumentalnych,  Auguścik cały czas marzyła o tym,
żeby  muzyka  Chopina  zaistniała  wśród  szerszej  publiczności.
Pierwszą  edycję  festiwalu  zorganizowała  w  2017  roku,  z
zamiarem  przybliżenia  jego  muzyki  różnym  środowiskom  i
jednocześnie  zarażenia  i  zainspirowania  młodego  pokolenia.
Impreza trwa 8 dni, pomiędzy dwoma przyjętymi datami urodzin
Chopina  (22  luty  i  1  marca)  i  prezentuje  koncerty  zarówno
klasyczne jak i jazzowe wersje muzyki tego najbardziej znanego
na świecie i najbardziej uniwersalnego polskiego kompozytora.
Wystąpi między innymi jazzowa pianistka Deanna Witkowski,
której  czarowne,  pełne  kobiecego  wdzięku  interpretacje
przemawiają  do najbardziej  nawet tradycyjnych melomanów.

Poza  tym  w  programie  są  instalacje,  prezentacje  sztuk
wizualnych, poezja, a nawet taniec nowoczesny. Na przyszły rok
organizatorka  planuje  występ  teatralny,  który  dałby  młodym
ludziom szansę opowiedzenia o muzyce ich własnym językiem,
bo, mimo że festiwal jest skierowany do szerokiej publiczności,
organizatorka  zawsze  myśli  o  stworzeniu  projektów
skierowanych szczególnie do młodego pokolenia. W tym roku, na
przykład, dzieci z „Fabryki Wyobraźni PatriciaArt Studio” będą
malować  podczas  koncertu,  inspirowane  muzyką  Chopina.
Odbędą  się  także  warsztaty  plastyczne,  prowadzone  przez
polskiego artystę rzeźbiarza Andrzeja Renesa.

Jednym  z  bardziej  niekonwencjonalnych  artystów,  którzy



wystąpią w tym roku będzie Maria Pomianowska, ceniona na
całym świecie  wykonawczyni  na  starodawnych  instrumentach
smyczkowych (grała między innymi z Yo-Yo Ma), która zagra na
suce  biłgorajskiej.  Jest  to  staropolski  4-strunowy  instrument
smyczkowy, zrekonstruowany na podstawie akwareli Wojciecha
Gersona z 1895 roku, a przechodzący w ostatnich latach istny
renesans. Maria Pomianowska weźmie udział między innymi w
koncercie  „Mazurki”  poświęconemu  tej  formie  muzycznej,
podczas którego wystąpi także młody pianista Alexander Kraft
van Ermel. Wychował się na wyspie Curaçao na holenderskich
Karaibach,  z  którą związana jest  niesamowita  wręcz historia,
opisana  w  książce  Jana  Brokkena  „Dlaczego  jedenastu
Antylczyków klęczało przed sercem Chopina?” Otóż okazuje się,
że na wyspie Curaçao Chopina można usłyszeć w radiu prawie
równie często jak w Polsce. Dotarła ona tutaj za sprawą pewnego
pianisty, który przywiózł ją z Paryża już w 1860 roku, po czym
przeszła  na  wyspie  nietypową  transformację,  kiedy  lokalni
kompozytorzy  zaadoptowali  mazurki  Chopina  do  tańca.  Stąd
echa i odcienie muzyki Chopina są wyraźnie słyszalne w tzw.
„antylskich mazurkach”.

Sama  Grażyna  Auguścik  również  wystąpi  podczas  kilku
koncertów  festiwalu.  Oprócz  muzyki  Chopina  to  właśnie  jej
oryginalny głos będzie elementem wiążącym tego wydarzenia,
jak  również  entuzjazm  z  jakim  podchodzi  do  organizacji
festiwalu,  a  trzeba  przyznać,  że  posiada  fantastyczny  dar



wynajdywania niestereotypowych artystów, inspirowania ich do
niebanalnych projektów i zarażania ich swoją kreatywnością. Nie
zniechęca się trudnościami związanymi ze zbieraniem funduszy
zdając sobie świetnie sprawę z tego, jak sztuce niszowej ciężko
konkurować z muzyką użytkową, popularną, czy nawet poważną.
Zależy  jej  na  dotarciu  do  młodych  ludzi,  którym  tego  typu
muzyka jest w ogóle nieznana. – To misja, moja i takich ludzi, jak
ja – mówi.

W tym roku festiwal „Chopin IN the City” jest finansowany ze
środków Ministerstwa  Kultury  i  Dziedzictwa  Nagrodowego  w
ramach  Programu  Wieloletniego  NIEPODLEGŁA  na  lata
2017-2021, oraz przez program dotacyjny „Kulturalne pomosty”
Instytutu Adama Mickiewicza.

24 lutego będzie można na żywo posłuchać koncertu przez Internet:

https://www.youtube.com/watch?v=_-bV-Vwl4W4&feature=yout
u.be

Artykuł Howarda Reicha:

http: / /art ic les .chicagotr ibune.com/2010-07-23/ -
entertainment/ct-ott-0723-mkoj-20100723_1_polish-musicians-
vocal-jazz-swings

https://www.youtube.com/watch?v=_-bV-Vwl4W4&feature=youtu.be
https://www.youtube.com/watch?v=_-bV-Vwl4W4&feature=youtu.be
http://articles.chicagotribune.com/2010-07-23/entertainment/ct-ott-0723-mkoj-20100723_1_polish-musicians-vocal-jazz-swings
http://articles.chicagotribune.com/2010-07-23/entertainment/ct-ott-0723-mkoj-20100723_1_polish-musicians-vocal-jazz-swings
http://articles.chicagotribune.com/2010-07-23/entertainment/ct-ott-0723-mkoj-20100723_1_polish-musicians-vocal-jazz-swings


Pełny program festiwalu:

http: / /soundsandnotes.org/event /chopin- in- the-c i ty - -
february-22-march1-2018/

Jeżeli  chcesz  wesprzeć  festiwal,  tutaj  możesz  złożyć
dotację,  którą można odpisać od dochodu:

https://www.gofundme.com/chopininthecity

http://soundsandnotes.org/event/chopin-in-the-city-february-22-march1-2018/
http://soundsandnotes.org/event/chopin-in-the-city-february-22-march1-2018/
https://www.gofundme.com/chopininthecity


Grażyna Auguścik – wokalistka jazzowa, aranżer i producentka
muzyczna  –  zdobyła  uznanie  krytyków  i  wielbicieli  muzyki
jazzowej  swymi  oryginalnymi,  świeżymi  interpretacjami  oraz
głosem o niepowtarzalnym brzmieniu. Sięga po różne gatunki
muzyczne  i  czerpie  inspiracje  zarówno  z  muzyki  klasycznej
(znane są niebanalne wersje utworów Chopina) jak i z polskiej
muzyki  ludowej  oraz  muzyki  światowej.  Swoim  śpiewem  i
projektami muzycznymi, jakie organizuje, przekracza muzyczne
granice, łamie bariery i kwestionuje przyjęte standardy. Urodziła

https://www.cultureave.com/zostawic-cos-w-umyslach/chopin-in-the-city-2018_plakat/


się  i  wychowała  w  Polsce.  W  1992  r.  ukończyła  prestiżową
uczelnię Berklee College of Music w Bostonie, po czym osiedliła
się w Chicago, które zachwyciło ją bujnym życiem artystycznym i
kosmopolityczną  atmosferą.  Od  lat  współpracuje  z  czołowymi
muzykami  jazzowymi  takimi  jak  Pauhlino  Garcia,  Jim  Hall,
Michael i  Randy Brecker, Toots Thielemans, Urszula Dudziak,
John  Medeski,  Kurt  Rosenwinkel,  Michal  Urbaniak,  Andrzej
Jagodzinski,  Jaroslaw Bester  i  wielu  innych.  Nagrała  20  płyt
solowych, a jako gość wystąpiła na kilkunastu nagraniach innych
muzyków. Jest założycielką i dyrektorem artystycznym fundacji
Sounds  & Notes,  organizacji  typu „non-profit”  zajmującej  się
promocją  muzyki  i  sztuki.  Jest  laureatką  dorocznej  Nagrody
Ministra  Kultury  i  Dziedzictwa  Narodowego  (2011)  oraz
srebrnego medalu  Gloria  Artis  przyznawanego przez  ministra
Kultury i Dziedzictwa Narodowego (2017).


