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Nowoczesny budynek Cineteca National w Mexico City, fot. arch.
„Cineteca National”
Andrzej Żurek (Kanada)

Dziesięć sal projekcyjnych, muzeum kina, potężne archiwum
filmów meksykańskich i zagranicznych (12 000 filmów),
pracownia konserwacji i digitalizacji filmów, rozległa księgarnia
z bogatym wyborem książek, sale wystawowe, restauracje,
kafejki, w programie klasyka filmowa i wyselekcjonowane nowe
filmy z całego świata, fabularne i dokumentalne, różne cykle
tematyczne, retrospektywy wielkich reżyserów, spotkania z
twórcami filmowymi, tydzień lub dwa tygodnie kina
francuskiego, japońskiego, meksykańskiego, nordyckiego,



brazylijskiego, irańskiego, polskiego, filmy nowych reżyserów,
doroczny przegląd kina meksykańskiego i światowego, filmy
nowych reżyserek itd. Wieczorem bezpłatne pokazy filmów
wyświetlanych na ekranie umieszczonym na jednej ze ścian
kompleksu – przed nią wielki trawnik jako widownia.

Polecam krótki dokument filmowy sprzed kilku lat –
https://youtu.be/OKGaolTNJ9w – o wystawie plakatów do filmów
Andrzeja Wajdy oraz jego rysunków w sali wystawowej Cineteca
Nacional, zorganizowanej z okazji retrospektywy jego twórczości
(18 filmów).

– W Meksyku? – dziwią się znajomi Kanadyjczycy i Polacy
(mieszkam w Kanadzie), kiedy opowiadam im o Cineteca
Nacional. Odpowiadam, że Meksyk jest potęgą w kulturze (ale
żeby o tym wiedzieć, nie można się ograniczać do telewizyjnych
news, a w podróżach do tego kraju do beach resorts i kilku miast
Majów na Yucatanie). I dodaję, nie licząc się z konsekwencjami,
że miasto Meksyk jest jedną z pięciu, sześciu światowych stolic
kultury.

Opisałem główną siedzibę meksykańskiej Cineteca Nacional,
czyli kinoteki narodowej, w koloniii Xoco miasta Meksyk, zwaną
od czasu zakończenia w 2014 r. modernizacji Cineteca Nacional
Siglo XXI (dwudziestego pierwszego wieku). W tej samej części
stolicy powstał drugi kompleks Cineteca Nacional, o nazwie

https://youtu.be/OKGaolTNJ9w


Cineteca Nacional de las Artes,z dwunastoma salami
projekcyjnymi, a na terenie słynnego parku Bosque de
Chapultepec otwarto w zeszłym roku trzeci, o nazwie Cineteca
Nacional Chapultepec, z dziesięcioma salami projekcyjnymi.
Powstały w nim ośrodek szkolenia oferuje bezpłatne studia
filmowe. Wszystkie te kompleksy zostały zaprojektowane przez
jednych z najlepszych architektów.

Cineteca National, fot. arch. Cineteca National
– Meksykańskich? – Meksykańskich. Meksyk ma znakomitych
architektów. Kto tę, imponującą rozmachem, instytucję stworzył i
kto ją finansuje? Secretaría de Cultura, czyli meksykańskie
ministerstwo kultury. Cineteca Nacional powstała w 1974 r.; od



tamtego czasu przeszła wiele zmian, ale na szczęście nie zwabia
do siebie sesjami zdjęciowymi „na ściance” i czerwonym
dywanem. Meksykańskie ministerstwo kultury dba też o małe
niezależne kina. Na jednej z jego stron internetowych znalazłem
informację o bodaj najstarszym takim kinie stolicy, o Casa del
Cine, domu kina, „alternatywnym miejscu przybliżającym
publiczności siódmą sztukę i szerzącym wiedzę o procesie
powstawania filmów”. W programie tego kina i innych,
podobnych do niego kin w stolicy, przypominających polskie
DKF-y, jest klasyka oraz nowe niekomercyjne filmy meksykańskie
i zagraniczne.  

Popularyzacją kina artystycznego, meksykańskiego i światowego,
zajmuje się też UNAM (od lat 1940., od Złotej Epoki kina
meksykańskiego), czyli Universidad Nacional Autónoma de
México, jeden z największych uniwersytetów świata (ponad 300
000 studentów i 30 000 profesorów i asystentów); jego główna
siedziba to miasto w mieście, ze słynną salą koncertową
Nezahualcóyotl, salami teatralnymi i kinowymi, z jednym z
dwóch muzeów sztuki współczesnej funkcjonujących w stolicy i
szeregiem innych instytucji kultury. Uniwersytety tradycyjnie
zajmują się i kinem, UNAM czyni to na wielką skalę, korzystając
z pomocy Cineteca Nacional: obok pokazów współczesnego kina,
spotkań z reżyserami meksykańskimi i zagranicznymi i
retrospektyw ich twórczości, każdego roku organizuje w stolicy
międzynarodowy festiwal filmowy FICUNAM – Festival



Internacional de Cine UNAM, z nagrodami w kilku
kategoriach.   

Cineteca National, fot. arch. Cineteca National
W każdym dużym mieście Meksyku są kina, które prezentują
klasykę filmową i nowe niekomercyjne filmy meksykańskie i
zagraniczne oraz organizują każdego roku z pomocą Cineteca
Nacional przegląd kina światowego – Muestra Internacional de
Cine. Filmy Ceylana, Iñárritu i Kechiche oglądałem po raz
pierwszy podczas takich przeglądów w pięknym Teatro
Macedonia Alcalá w Oaxace de Juárez, filmy Farhadiego i
Zwiagincewa w Cine Teatro Morelos w Cuernavace, tamtejszym
cinema paradiso. W Oaxace de Juárez i w Cuernavace oglądałem



stare filmy meksykańskie, hiszpańskie i włoskie w knajpkach „dla
swoich”: pięć, sześć stolików, na ścianach obrazy miejscowych
artystów, raz lub dwa razy w tygodniu pokaz filmu na małym
ekranie, późnym wieczorem gra, lub gra i śpiewa, miejscowy
muzyk, najczęściej gitarzysta lub gitarzystka. Podczas
kilkumiesięcznego pobytu w Puebli często chodziłem wieczorem
na darmowe pokazy światowej klasyki filmowej (raj dla
licealistów i studentów) w małym kinie na czwartym piętrze
budynku urzędu miejskiego. Obejrzałem w nim po raz enty w
życiu „Los Olvidados”, „Popiół i diament”, „Wieczór kuglarzy”,
„Noce Cabirii” i „Powiększenie”. Tygodniowe programy tego
kina (każdego dnia inny film) wpadają w ręce w restauracjach i
kafejkach centrum i w instytucjach kultury.

Wspomniałem o dwóch festiwalach filmowych w Meksyku, a jest
jeszcze wiele innych. Najważniejszym dla kina
iberoamerykańskiego jest FICG – Festival Internacional de Cine
w Guadalajarze– organizowany przez kilka stanowych instytucji
kulturalnych i Uniwersytet Guadalajary, najstarszy i największy
uniwersytet tego miasta. Ten doroczny festiwal, z nagrodami w
kilku kategoriach, prezentuje najnowsze dokonania filmowe
krajów Ameryki Łacińskiej oraz Hiszpanii i Portugalii. Kilka
meksykańskich festiwali przedstawia kino niezależne, kilka filmy
dokumentalne, kilka rdzenne kultury kraju. Wprawdzie, jak
chyba wszędzie, króluje w Meksyku kino komercyjne, głównie
hollywoodzkie, ale jest w tym kraju wyjątkowo dużo miejsca dla



kina artystycznego, własnego i zagranicznego. I szerzej, dla całej
kultury wysokiej. Jej upowszechnianiu służy między innymi
telewizyjny Canal 22, finansowany przez ministerstwo kultury,
czyli przez państwo. Część programu tego kanału poświęcona
jest kinu meksykańskiemu i światowemu.

Budynek Cine Teatro Morelos w Cuernavace, fot. Andrzej Żurek
Polska kinematografia była prezentowana już wiele razy przez
meksykańską Kinotekę Narodową i przez UNAM. Polskie kino
jest znane i popularne, kilka razy przypadkowi rozmówcy,
zorientowawszy się, że jestem Polakiem, wspominali filmy Wajdy,



Zanussiego, Kieślowskiego, Hasa i Munka. Tego samego
doświadczałem w Buenos Aires. Uogólnienia są ryzykowne, ale z
mojego doświadczenia i lektur wynika, że wykształceni
Meksykanie i Argentyńczycy bardziej się interesują tak zwanym
szerokim światem niż Kanadyjczycy i Amerykanie. Dwadzieścia
lat temu w Buenos Aires, w trakcie towarzyskiego spotkania,
dwaj porteños opowiadali mi o polskim filmie, o polskim
plakacie, o polskich kompozytorach, o teatrze Kantora, o
Miłoszu, Herbercie i Gombrowiczu. Kiedy dziwiłem się, skąd to
wszystko wiedzą, oni dziwili się, że się dziwię – tak jakby rzeczy,
o których mi opowiadali, były powszechnie znane (oczywiście ich
wiedza nie ograniczała się do Polski). Moje zdziwienie było tym
większe, że jeden z nich skończył politologię, a drugi ekonomię –
a nie kulturoznawstwo, slawistykę czy studia artystyczne. Potem
kilka razy przeżyłem podobne zaskoczenie, między innymi w La
Paz, w Boliwii. „Papa polaco!”– wykrzykują radośnie mieszkańcy
krajów Ameryki Łacińskiej, spotykając w swoim kraju Polaka, ale
wielu z nich Polska kojarzy się nie tylko z popularnym papieżem,
Wałęsą i kilkoma piłkarzami. W rozmowach z tymi o szerszej
wiedzy wspólnym gruntem jest w pierwszym rzędzie kino.



Wnętrze Teatro Macedonio Alcalá w Oaxace de Juárez, fot.
Andrzej Żurek
Miłośników sztuki filmowej znających choć trochę hiszpański i
gotowych polecieć do stolicy Meksyku na kilka tygodni lub
miesięcy, aby codziennie spędzać kilka godzin w głównym
kompleksie Cineteca Nacional, w kolonii Xoco, zachęcam do
znalezienia mieszkania lub pokoju w historycznej części dzielnicy
Coyoacán po drugiej stronie pobliskiej Avenida Río Churubusco.
W niej między innymi Museo Frida Kahlo, Museo Casa de León
Trocky, Museo Nacional de Culturas Populares, jedne z
najstarszych kościołów stolicy i Casa de la Malinche, dom



indiańskiej tłumaczki i kochanki Hernána Cortésa. Może po
wielu wędrówkach po historii brukowanymi ulicami i uliczkami,
wizytach w kafejkach i starych cantinas i seansach w pobliskiej
Cineteca Nacional powstanie po powrocie do kraju scenariusz
nostalgicznego filmu o nazwie… „Zeszłego roku w Coyoacán”?
(Podobieństwo do tytułu znanego filmu francuskiego
przypadkowe).

Urodziny Krzysztofa
Zanussiego
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Jianna Sokołowska-Gwizdka z autorką książki „Zanussi. Przez
przedmioty” podczas urodzin Krzysztofa Zanussiego w
Katowicach w czerwcu 2024 r., fot. Jacek Gwizdka
Joanna Sokołowska-Gwizdka (Austin, Teksas)

W czwartek 27 czerwca 2024 roku w auli Wyższego Śląskiego
Seminarium Duchownego w Katowicach odbyły się obchody 85.
urodzin Krzysztofa Zanussiego połączone z premierą książki
„Zanussi. Przez przedmioty” autorstwa Barbary Gruszki-Zych i
Grzegorza Lityńskiego. Miałam okazję uczestniczyć w tej
uroczystości. Oto życzenia, jakie napisałam na tę okoliczność:

Szanowny Panie Krzysztofie!

Z Pana filmami zetknęłam się w okresie licealno-studenckim. W



tym wieku poszukuje się swojej drogi, zadaje się pytania, szuka
się postaw, które mogą być wzorcem. A właśnie kino, które Pan
tworzył pobudzało do myślenia, pokazywało różne postawy i
drogi życiowe. Dzięki tym filmom uczyłam się myśleć, rozważać,
dyskutować, stawiać ważne pytania.

Studiowałam polonistykę na Uniwersytecie Łódzkim. Wtedy
Gombrowicz czy Miłosz byli ocenzurowani. Żeby przeczytać ich
dzieła opatrzone stemplem Cymelium, trzeba było udowodnić, że
studiuje się literaturę polską i czytać po kawałku w bibliotece. 
Ale może właśnie dlatego, jakby na przekór, panowała wtedy
moda na rozmowy intelektualne, na zainteresowanie literaturą
współczesna i ważnymi filmami. Wstyd byłoby nie znać
„Iluminacji” czy „Barw ochronnych”. A potem w kawiarni
Piekiełko dyskutowało się godzinami na temat warstwy
intelektualnej zawartej w tych filmach,

Od ponad dwudziestu lat mieszkam za granicą, najpierw w
Kanadzie, potem w USA. Tam, gdzie jestem zawsze chodzę na
spotkania z Panem. Byłam m.in. na projekcji i wspaniałym Pana
wystąpieniu w Museum of Modern Art w Nowym Jorku. Każde ze
spotkań niosło mądrość, wiedzę o życiu, intelektualne impresje.

Nie wyobrażam siebie życia bez Pana kina. Kolejne filmy zadają
kolejne pytania, a w zmieniającym się świecie, coraz bardziej
odartym z wartości i pełnym pozorów, są antidotum na



bezwzględność, merkantylizm i coraz to nowe ideologie.

W imieniu swoim i Polonii w Teksasie, dziękuję za wszystkie
chwile spędzone z Pana filmami.

Krzysztof Zanussi podczas promocji książki Barbary Gruszki-
Zych i Grzegorza Lityńskiego w czerwcu 2024 r. w Katowicach,
fot. Jacek Gwizdka
Przypomnę, że w 2019 roku, z okazji 80-tej rocznicy urodzin
Krzysztofa Zanussiego, wyszła inna książka Barbary Gruszki-
Zych „Zycie rodzinne Zanussich. Rozmowy z Elżbietą i
Krzysztofem”. Miałam okazję był na spotkaniu autorskim w



Łodzi.

Spotkanie z Krzysztofem Zanussim i Barbarą Gruszką-Zych w
bibliotece Politechniki Łodzkiej, w czerwcu 2019 r., fot. Jacek
Gwizdka



*

Wywiad z Barbarą Gruszką-Zych na temat książki „Życie
rodzinne Zanussich. Rozmowy z Elżbietą i Krzysztofem”:



„Życie rodzinne Zanussich. Rozmowy z Elżbietą
i Krzysztofem” Barbary Gruszki-Zych

Obydwie książki o Krzysztofie Zanussim wydało wydawnictwo
URSINES.

Zanussi.
Przez przedmioty.
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Książka „Zanussi. Przez przedmioty” to eseistyczno-biograficzna
opowieść o Krzysztofie Zanussim, legendarnym reżyserze kina
moralnego niepokoju. Ukazała się w przededniu 85-tych urodzin
mistrza światowej kinematografii. Jest to wyjątkowy przewodnik,
a zarazem esej, napisany przez Barbarę Gruszkę-Zych – poetkę,
dziennikarkę, autorkę książki „Życie rodzinne Zanussich.
Rozmowy z Elżbietą i Krzysztofem”, od ponad trzydziestu lat
zaprzyjaźnioną z małżeństwem Zanussich. Tekst został opatrzony
zdjęciami przedstawiającymi otoczenie reżysera, wykonanymi
przez znakomitego fotografa Grzegorza Lityńskiego. Bliska



znajomość Gruszki-Zych z jej bohaterami sprawia, że autorka –
znawczyni tajników literatury dokumentalnej, wstępuje w krąg
tematów rzadko poruszanych w publicznych wystąpieniach i
publikacjach reżysera „Barw ochronnych”. Fotografie miejsc
zwykle niedostępnych dla odwiedzających dom Zanussich w
Laskach oraz ich mieszkania na warszawskim Żoliborzu, jak
również – w centrum Paryża, zostały opatrzone komentarzami
samego Krzysztofa Zanussiego. To specjalny walor książki,
mającej nie tylko wartość informacyjną, ale też wprowadzającej
w specyfikę intymnej narracji reżysera.

Po drugiej stronie lustra widzi się siebie jeszcze raz (Krzysztof
Zanussi)



Krzysztof Zanussi
Doskonała jest kompozycja utworu, zbudowanego na
równowadze tekstu, zdjęć i komentarzy głównego bohatera. Nie
jest tak, jak w wielu publikacjach, że zdjęcia stanowią jakiś
niewiele znaczący dodatek lub też tekst jest wstawiony na
doczepkę do fotografii. Tutaj istnieje między nimi pełna
harmonia.

Tak obmyślaną publikację można nazwać dosłowne i w
przenośni, nową odsłoną Krzysztofa Zanussiego,
przedstawionego przez posiadane przedmioty. Jak pisze Janusz
Nowak: „To kolejny krok na drodze prowadzącej do rozwikłania
tajemnic wybitnego reżysera”.



Smaku tej opowieści dodaje mało nagłośniony fakt, że
małżeństwo Zanussich nieustannie gości w swoich domach nie
tylko znajomych, ale i całkiem obcych, udostępniając im je, aby
mogli zwiedzać Warszawę czy Paryż. Nietypowo dla celebrytów
potrafi konsekwentne dzielić się z innymi swoim dorobkiem życia
w duchu iście ewangelicznym.

Książka stanowi nie tylko dokumentalny zapis dóbr materialnych
Krzysztofa Zanussiego – człowieka z pierwszych stron gazet i
jego żony Elżbiety Grocholskiej-Zanussi, ale poprzez nie
pokazuje ich życie duchowe. Rzeczy stają się tu nowym
alfabetem, zbliżającym zarówno do historii bohaterów, jak i
samej autorki tekstu.

Publikacja ma też wymiar eschatologiczny i wanitatywny, dlatego
jest wzruszająca, a wrażliwi czytelnicy na pewno w kilku
momentach uronią łzę.



Elżbieta i Krzysztof Zanussi



Krzysztof Zanussi
A oto, co pisze o książce autorka Barbara Gruszka-Zych:  

Takie książki jak „Zanussi. Przez przedmioty” nie biorą się z
chwilowych spotkań. Ta zaczęła się podczas moich kolejnych
odwiedzin w domu Elżbiety i Krzysztofa Zanussich, kiedy
poczułam się u nich jak u siebie. Jakby ściany dzielące miejsce
ich życia od mojego przestały istnieć. Te słowa odnoszą się też
do naszej wzrastającej z czasem zażyłości, niezbędnej, by dzielić
się opowieściami przechowywanymi na niedostępnych dla ogółu
półkach pamięci. Stopniowo czułam, jak odsłania się przede mną
coraz większa przestrzeń, w której spełnia się życie ważnych dla



mnie ludzi. Z panem Krzysztofem poznaliśmy się nieomal przed
trzydziestu pięciu laty. Zwykle zwraca mi uwagę, bym o tym nie
wspominała, bo to mnie postarza. Ale w tej chwili go nie
słucham, bo dla lepszego wprowadzenia w tę książkę ma to
znaczenie.

Kiedy przygotowywaliśmy do wydania „Życie rodzine Zanussich.
Rozmowy z Elżbietą i Krzysztofem” zrodził się pomysł na
powstanie opowieści o reżyserze i jego żonie oglądanych przez
otaczające ich rzeczy.

– Chciałbym zachować pamięć o przedmiotach wypełniających
wnętrza naszych domów – podzielił się wtedy swoim planem pan
Krzysztof.

Zainspirowała mnie ta myśl, bo od zawsze fascynuję się
przedmiotami, których wiele utrwaliłam w wierszach. To
milczący świadkowie mijającego czasu, zapewniający nam
poczucie bezpieczeństwa, a jednocześnie wyrywający nas z niego
poprzez przywoływane wspomnienia. Bo któż z nas, próbując
choć przez chwilę wrócić do przeszłości, nie przechowuje
przybyłych z dzieciństwa misiów i lalek z coraz bardziej
zatartymi buziami? Ile na dnie naszych szuflad leży starych
notesów i kalendarzy, z których dawno uciekły daty?





Do współpracy przy utrwalaniu starych i nowych rzeczy
tworzących świat moich bohaterów zaprosiłam Grzegorza
Lityńskiego, który dyskretnie i z wyczuciem potrafi towarzyszyć
zatrzymywanym w swoich kadrach. – Jestem dużo fotografowany,
więc mogę porównać, jak się to komu udaje, dlatego wybieram
pana – powiedział pan Krzysztof, będąc pod wrażeniem jego
prac. Grzegorz mozolnie dobierał zdjęcia z setek, które zrobił, ja
mu coś doradzałam, zadowolona, że mój tekst będzie mógł
fruwać na ich skrzydłach.

Wystrój przedstawionych w albumie wnętrz jest zasługą żony
reżysera Elżbiety Grocholskiej-Zanussi, artystki malarki,



kierującej się przesłaniem, by wszystko co otacza męża było
piękne, gdyż on na to zasługuje. Może przywołane na karty tej
książki piękno sprawi, że przez szczelinę między zdjęciami a
tekstem Czytelnik będzie mógł, jak pisze Philippe Jaccottet
„sięgnąć wzrokiem poza granicę widzialnego”? Namacalne
przedmioty stanowią zarazem bramę wprowadzającą w
wieczność, ale też pozostają na ziemi jako ślad po tym, kto się
nimi otaczał. Na co dzień nawet nie uświadamiamy sobie jak
opuszczone przez nas rzeczy będą o nas świadczyć. Nie tylko te,
trwające przy nas in articulo mortis, ale i wszystkie inne,
zmienione w nasz testament po swojemu odczytywany przez
spadkobierców. W moim przypadku kilkanaście wiecznych piór,
które może jakoś wpłynęły na mój styl pisania w zależności od
tego kto mi je ofiarował. Książki na półce przy biurku ustawione
w kolejności podpowiadającej, które mam czytać. Obrazki ze
świętymi wyniesionymi na ołtarze i jeszcze nie kanonizowanymi
bliskimi, oczekującymi pełnego miłości spojrzenia. I oczywiście
klawiatura komputera, na której pieszczę się ze słowami jak z
nikim innym na świecie. To moje przyczółki, wydawać by się
mogło nie oddania, a jednak wraz ze mną ulegające naporowi
czasu.



Przedmioty z historią, ważne dla reżysera



Przedmioty z historią, ważne dla reżysera
Kiedy niedawno porządkowaliśmy mieszkanie po śmierci mojego
wujka śp. księdza prałata Jana Szkoca, który przeżywszy 93 lata
odszedł od nas w trakcie powstawania tej książki, okazało się jak
wielką rolę odgrywają pozostałe po nim przedmioty. Dopóki stały
według ustalonego za życia właściciela porządku, on jeszcze był
wśród nich. Kiedy je wyniesiono jego pokój zaczął przypominać
anonimowe, nieprzynależne do nikogo miejsce, w którym mógłby
pohulać sobie wiatr. Żaden wiatr nie wywieje przedmiotów
opisanych przeze mnie i utrwalonych na zdjęciach w tej książce.
A sam album też jest przecież przedmiotem, który może stanie
się częścią świata moich Czytelników. 



Barbara Gruszka-Zych
Barbara Gruszka-Zych
Poetka, reportażystka, pisarka, krytyczka literacka. Jest autorką
ponad dwudziestu tomików wierszy. Jej zbiorek „Szara jak
wróbel” (2012), wybitny krytyk Tomasz Burek umieścił wśród
dziesięciu najważniejszych książek, które ukazały się w Polsce po
1989 r. Opublikowała zbiory reportaży „Mało obstawiony święty.
Cztery reportaże z Bratem Albertem w tle”, „Zapisz jako…” oraz



książki wspomnieniowe: „Mój poeta” o Czesławie Miłoszu, „Takie
piękne życie. Portret Wojciecha Kilara”, a także wywiad rzekę
„Życie rodzinne Zanussich. Rozmowy z Elżbietą i Krzysztofem” i
„Moi ważni. Portrety prywatne”. Laureatka wielu nagród za
wywiady i reportaże, m.in. nagrody Stowarzyszenia Dziennikarzy
Polskich im. Macieja Łukasiewicza (2012) za rozmowę z
Wojciechem Kilarem oraz nagród poetyckich, m.in. nagrody im.
ks. Jana Twardowskiego (2015), a także za upowszechnianie
kultury i nauki m. in. nagrody Marszałka Województwa Śląskiego
im. Karola Miarki (2023 i 2024). Była stypendystką wiedeńskiej
Fundacji Janineum (2002), Fundacji Jana Pawła II w Rzymie
(2003), Fundacji Heinrich & Jane Ledig-Rowohlt w Lavigny w
Szwajcarii (2014).



Grzegorz Lityński
Grzegorz Lityński
Fotograf, kurator wystaw, wykładowca. Prowadzi zajęcia
dydaktyczne na studiach podyplomowych, kursy, plenery w
języku polskim, niemieckim i angielskim. Swoje zdjęcia
prezentował na licznych wystawach indywidualnych w USA,
Niemczech i Polsce, między innymi w Ukrainian National
Museum of Chicago, Minnesota State Capitol, University of St.
Thomas, Chicago History Museum, Dwell Studio of Chicago,
Deutsches Polen-Institut w Darmstadt, Kunstverein
Oerlinghausen e.V., Narodowym Centrum Kultury w Warszawie i
Europejskiej Stolicy Kultury w rodzinnym Wrocławiu. Był
stypendystą Akademie am Tönsberg (2023). Został uhonorowany



BZWBK Press Foto w kategorii „Życie codzienne” (2014).
Realizuje projekty dokumentalne na całym świecie. Odwiedził
ponad siedemdziesiąt krajów od Australii, poprzez Bhutan,
Botswanę, Laos, po Spitsbergen. Jest autorem dwóch
akademickich podręczników o fotografii oraz angielskojęzycznej
historii laparoskopii „Highlights in the History of Laparoscopy”
(1996).

Fotografie autorstwa Grzegorza Lityńskiego pochodzą z
albumu „Zanussi. Przez przedmioty.”

Barbara Gruszka-Zych, Grzegorza Lityński: Zanussi. Przez
przedmioty, wyd. Ursines, Czeladź 2024.

Sounds of Freedom:
Michał Urbaniak
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Remembers Zbigniew
Seifert.

September 11, 2017, Łódź, Klub Wytwórnia, 11th edition of the
Urbanator Days 2017 music workshops. In the photo: Michał
Urbaniak, photo by Łukasz Szeląg
As far as I remember, I met Zbigniew Seifert in the mid or
late ’60s during a jam session at one of the clubs in
Warsaw. At that time, Zbyszek was collaborating with
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Tomasz Stańko. He was a quiet guy, playing the
saxophone. Later, he also started playing the violin, just
like me – sometimes combining both instruments.

Polish jazz musicians formed a real family back then – a group of
somewhat crazy and courageous people. We played jazz
essentially against the system because it was banned as an
imperialist influence in the communist country. Music was our
whole life at the time. This clearly reflects Zbyszek’s creativity
and his work. He even released an album titled Passion.

We first played together in the radio jazz orchestra in Warsaw
and then had numerous jam sessions. Recordings were rare
because they were controlled by the state record label. We
played side by side on saxophones – he on alto and I on tenor, as
well as on violins.

Seifert chose a very difficult and ambitious path, inspired by
John Coltrane. He created many great pieces in this direction
during his time playing jazz violin. You can hear Coltrane’s
playing concept, vibe, and energy in Zbyszek’s improvisations –
it’s something that comes from different periods of Coltrane’s
music. Playing that kind of music isn’t easy; it’s very demanding.
To start, you have to be an excellent violinist. At first, it was like
a journey into the unknown.



Most of us started with the violin as children. I assume Zbyszek’s
path to the saxophone was similar. He fell in love with the
saxophone, just like I did, and began playing it. But later, his
music became more complex and open, so the violin eventually
became his second instrument, and then his primary one.

Zbigniew Seifert, photo by press materials
Both instruments are truly important to me. If I were to compare
our approaches, I play more like a saxophonist, while Zbyszek
played like a brilliant violinist, deeply rooted in the jazz and
cultural spirit.



In the 1960s, we were already traveling abroad, mainly to
Germany, although some of us also went to England and the
Netherlands. I remember our performances at the Berlin Jazz
Festival and other festivals – his playing was extraordinary, even
grand. We also recorded together in Germany, and our project
was supported by Joachim Ernst Berendt, a well-known jazz
critic and producer. He also helped promote Zbyszek and his
music.

After some time, I permanently moved to New York and didn’t
hear much about Tomek Stańko or Zbyszek Seifert. Then
suddenly, Zbyszek appeared there, recording several sessions
with outstanding New York musicians like John Scofield and Jack
DeJohnette. When Zbyszek arrived in New York for his first
recordings, many very famous musicians were excited about him
and supported him. It naturally developed from there – the music
found its way to the musicians, there was simply no other
possibility.

His playing, especially on the violin, was something entirely new
– no one had ever gone in that direction before. It was extremely
difficult and demanding, but Zbyszek was also a superb classical
musician, which helped him push boundaries and achieve what
he aimed for. He was a workaholic, a humble person, and his life
revolved around music, constant practice, and performing.



Over time, Seifert not only developed his style but also became a
leading figure in that genre of violin music. He has numerous
solo albums, group recordings, and live performances to his
name. The album Man of the Light was a breakthrough for him
and for us as well. That album is excellent; we all listen to it
more often than others. He worked every day; I remember how
he would practice, play solos, and constantly improve – he was
truly a dedicated artist.

Album cover of „Man of the Light”
In recent years, I have served as a jury member at several
competitions named after him, and I have noticed that many
young European musicians emulate his style, both in rhythmic
jazz and in the improvised European music that Seifert also
performed and recorded. Moreover, playing his music is



technically demanding on the violin. I have heard many
incredible young virtuosos who can play in Seifert’s style. The
competition rules require performing one of Seifert’s pieces, and
most participants bring his spirit into their playing – people from
the Netherlands, Japan, this year’s Italian violinist, and many
others. Truly fantastic young violinists. Many of them can play in
his style, but some also choose a more traditional approach,
returning to swing and mainstream jazz.

As Coltrane once said: “Don’t imitate me, I’m searching.” Seifert
was also searching for his own sounds, and so many years after
his passing, he remains a source of inspiration because he was
authentic.

Interview: Jacek Gwizdka

Edited by: Joanna Sokołowska-Gwizdka

*

The documentary film „Zbigniew Seifert: Interrupted
Journey” will be shown on November 8, 2024, during the
Austin Polish Film Festival:

www.austinpolishfilm.com

https://www.cultureave.com/dzwieki-wolnosci-michal-urbaniak-wspomina-zbigniewa-seiferta/www.austinpolishfilm.com


Dźwięki wolności.
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Michał Urbaniak
wspomina Zbigniewa
Seiferta.

11.09.2017 Lodz Klub Wytwornia 11 edycja warsztatow
muzycznych Urbanator Days 2017 Na zdjęciu: Michal Urbaniak,
fot. Łukasz Szelag

https://www.cultureave.com/dzwieki-wolnosci-michal-urbaniak-wspomina-zbigniewa-seiferta/
https://www.cultureave.com/dzwieki-wolnosci-michal-urbaniak-wspomina-zbigniewa-seiferta/
https://www.cultureave.com/dzwieki-wolnosci-michal-urbaniak-wspomina-zbigniewa-seiferta/


O ile pamiętam, Zbigniewa Seiferta poznałem w połowie
lub pod koniec lat 60. podczas jam session w jednym z
klubów w Warszawie. Zbyszek współpracował wtedy z
Tomaszem Stańką. Był cichym chłopakiem, grającym na
saksofonie. Potem zaczął grać także na skrzypcach,
podobnie jak ja – czasem łączył oba instrumenty.

Polscy muzycy jazzowi tworzyli wtedy taką prawdziwą rodzinę –
trochę szalonych i odważnych ludzi. Graliśmy jazz właściwie
przeciwko systemowi, bo był zakazany jako imperialistyczny
wpływ w kraju komunistycznym. Muzyka była wtedy dla nas
całym życiem. To wyraźnie pokazuje kreatywność Zbyszka i jego
twórczość. Wydał nawet album, zatytułowany „Passion”.

Najpierw graliśmy razem w radiowej orkiestrze jazzowej w
Warszawie, potem mieliśmy sporo jam sessions. Nagrania były
rzadkie, bo kontrolowane przez państwową wytwórnię płytową.
Graliśmy obok siebie na saksofonach – on grał na altowym, a ja
na tenorowym, a także na skrzypcach.

Seifert wybrał bardzo trudną i ambitną drogę, inspirowaną
Johnem Coltranem. Wykonał wiele świetnych utworów w tym
kierunku, w okresie swojej gry na jazzowych skrzypcach. W
improwizacjach Zbyszka słychać coltrane’owski koncept gry,
vibe, energię – to jest coś, co pochodzi z różnych okresów gry
Coltrane’a. Grać tego typu muzykę nie jest łatwo, jest to bardzo



wymagające. Aby zacząć, trzeba być naprawdę doskonałym
skrzypkiem. Na początku to było jak podróż w nieznane.

Większość z nas zaczynała od skrzypiec jako dzieci.
Przypuszczam, że droga Zbyszka do saksofonu była podobna.
Zakochał się w saksofonie, tak jak ja i zaczął na nim grać. Ale
potem jego muzyka stała się bardziej złożona i otwarta, więc
skrzypce stały się wtedy drugim instrumentem, a potem
pierwszym.

Zbigniew Seifert, fot. materiały prasowe



Dla mnie oba instrumenty są naprawdę ważne. Jeśli miałbym
porównać nasze podejścia, to ja gram bardziej jak saksofonista, a
Zbyszek grał jak świetny skrzypek w jazzowym i kulturowym
duchu.

Już latach 60.  wyjeżdżaliśmy za granicę, głównie do Niemiec,
chociaż niektórzy z nas trafiali też do Anglii czy Holandii.
Pamiętam nasze występy na festiwalu jazzowym w Berlinie i na
innych festiwalach – jego gra była niezwykła, wręcz wielka.
Nagrywaliśmy też razem ze Zbyszkiem w Niemczech, a w nasz
projekt zaangażował się Joachim Ernst Berendt, znany krytyk
jazzowy i producent. Pomógł nam także promować Zbyszka i jego
muzykę.

Po jakimś czasie wyjechałem na stałe do Nowego Jorku i nie
słyszałem za wiele ani o Tomku Stańko, ani o Zbyszku Seifercie.
Aż nagle pojawił się tam Zbyszek, nagrywając kilka sesji z
wybitnymi muzykami z Nowego Jorku, takimi jak John Scofield,
czy Jack DeJohnette. Kiedy Zbyszek dotarł do Nowego Jorku na
pierwsze nagrania, wielu bardzo znanych muzyków było nim
podekscytowanych i wspierało go. Tak to się naturalnie
rozwinęło – muzyka sama znajdowała drogę do muzyków, po
prostu nie było innej możliwości.

Jego gra, zwłaszcza na skrzypcach, to było coś zupełnie nowego –
nikt wcześniej nie podążał w tym kierunku. Było to bardzo



trudne, wymagające, ale Zbyszek był też znakomitym muzykiem
klasycznym, co pomogło mu przekraczać granice i osiągać to, co
zamierzał. Był pracoholikiem, skromnym człowiekiem, a jego
życie kręciło się wokół muzyki, ciągłego ćwiczenia i grania.

Po pewnym czasie Seifert nie tylko wypracował swój styl, ale i
stał się wiodącym przedstawicielem tego stylu muzyki na
skrzypcach. Ma na koncie sporo albumów solowych, zespołowych
i nagrań z koncertów. Album „Man of the Light” był dla niego
przełomem, a także dla nas. Ten album jest świetny, wszyscy
słuchamy go częściej niż innych. Pracował codziennie, pamiętam,
jak codziennie grał, ćwiczył, grał solo – był naprawdę oddanym
artystą.

Okładka płyty „Man of the Light”



W ostatnich latach byłem członkiem jury podczas kilku
konkursów jego imienia i zauważyłem, że wielu młodych
europejskich muzyków naśladuje jego styl, zarówno w jazzie
rytmicznym, jak i improwizowanej muzyce europejskiej, którą
Seifert także wykonywał i nagrywał. Poza tym jest to technicznie
wymagająca gra na skrzypcach. Słyszałem wielu niesamowitych
młodych wirtuozów, którzy potrafią grać w stylu Seiferta. W
regulaminie konkursu jest wymóg wykonania jednego z utworów
Seiferta i większość uczestników wprowadza jego ducha do
swojej gry – ludzie z Holandii, Japonii, tegoroczna włoska
skrzypaczka i wielu innych. Naprawdę fantastyczni młodzi
skrzypkowie. Tak więc wielu z nich potrafi grać w jego stylu, ale
niektórzy wybierają też bardziej tradycyjny styl, powracający do
swingu i mainstreamowego jazzu.

Jak mówił Coltrane: „Nie naśladujcie mnie, ja poszukuję”. Seifert
też poszukiwał swoich brzmień i tyle lat po jego odejściu, nadal
można się na nim wzorować, bo był autentyczny.

Rozmowa: Jacek Gwizdka

Opracowanie: Joanna Sokołowska-Gwizdka

*

Film dokumentalny „Zbigniew Seifert. Przerwana podróż”



będzie można zobaczyć 8 listopada 2024 r. podczas Austin
Polish Film Festival:

www.austinpolishfilm.com

https://www.cultureave.com/www.austinpolishfilm.com


Malarska wizja
„Chłopów”
Władysława
Reymonta
Rozmowa z Dorotą Kobielą Welchman – współreżyserką oraz kreatorką koncepcji
wizualnej filmu, na temat adaptacji noblowskiej powieści.

*
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Kamila Urzędowska jako Jagna i Cezary Łukaszewicz jako Kowal
Michał w filmie „Chłopi”, fot. Małgorzata Kuźnik, fotografia
otrzymana od dystrybutora filmu w USA Sony Pictures Classics
*

Joanna Sokołowska-Gwizdka:

Co skłoniło Państwa do przeniesienia na ekran powieści
Władysława Reymonta?

Dorota Kobiela Welchman:

Przede wszystkim zachwyt nad literaturą. Chłopi Reymonta to
wybitne dzieło prozy, które zdobyło Nagrodę Nobla, pokonując
między innymi powieść Tomasza Manna Buddenbrookowie. Sam



Reymont nie wierzył, że ma szansę na tak prestiżowe
wyróżnienie.

Akcja powieści toczy się pod koniec XIX w. w małej wiosce
Lipce, będącej symbolem typowej polskiej wsi. Obraz
społeczny pokazany w Chłopach był dla komisji
noblowskiej egzotyczny, a jednocześnie, jak w soczewce
widać tu było prawdę o człowieku, z jego namiętnościami,
miłością, złością, zazdrością. Państwu udało się wydobyć i
podkreślić te wszystkie wartości, dzięki czemu obraz
sprzed ponad stu lat stał się współczesny i uniwersalny.

Właśnie ta uniwersalność literackiego obrazu nas urzekła. Tyle
przecież współczesnych wątków można znaleźć w tej powieści.
Było dla mnie bardzo ważne, żeby w filmie poruszyć tematy,
które są istotne we współczesnym świecie. To nie była adaptacja
potraktowana, jak zadanie domowe.



Kamila Urzędowska jako Jagna i Robert Gulaczyk jako Antek w
filmie „Chłopi”, fot. materiały prasowe, www.chlopifilm.pl
Dla nas Chłopi to była lektura szkolna, każdy kto kończył
szkołę w Polsce ją zna. A jak pani mąż, Anglik ocenił tę
powieść, z perspektywy obcokrajowca, nie wychowanego
przecież na polskiej literaturze?

Mój mąż Hugh przeczytał książkę z innej perspektywy. Byłam
ciekawa, jak ją odbierze. Ale powiedział, że to jedna z
najlepszych uniwersalnych powieści o człowieku i emocjach jaką
zna, a do tego opisująca rzadko przywoływaną na kartach
książek, często niedocenianą grupę społeczną – chłopów.

Zwykle chłopów przedstawiało się stereotypowo, biedny
chłop wyzyskiwany przez złego pana, nie ma swojego



charakteru czy osobowości. W książce dostrzegamy
indywidualność każdego członka tej społeczności i
motywację jego postępowania.

W filmie chcieliśmy zachować ten powieściowy walor, tu chłop
też jest barwny, kolorowy, ciekawy. Do tego świetna obsada
drugoplanowa powoduje, że kształtuje się wyraźny bohater
zbiorowy, co dodaje głębi i autentyczności całemu obrazowi.

W adaptacji główną postacią jest Jagna, to wokół niej
dzieją się różne wydarzenia, to ona wywołuje emocję, budzi
namiętności. W książce ta postać jest niedopowiedziana,
otwarta.

Niejednoznaczny sposób, w którym Reymont przedstawił Jagnę,
dał nam ogromne możliwości przy tworzeniu scenariusza.
Szukaliśmy kluczy, za pomocą których najlepiej byłoby pokazać
jej wrażliwość. Uznaliśmy, że jej artystyczne talenty, to że robi
wycinanki będą doskonałym symbolem jej wewnętrznych
przeżyć.

Kobiety w takich społecznościach nie wiedziały, co to jest
indywidualność, podporządkowywały się ogólnie przyjętym
normom i zwyczajom. Inność nikomu nie pasowała.

Tematyka inności i sytuacji Jagny jako młodej kobiety,



skontrastowana z dominującym głosem większości, też jest
według mnie bardzo aktualna. Jagna przede wszystkim chciała
żyć po swojemu. Od początku, kiedy nie zgodziła się na obcięcie
warkoczy podczas oczepin, była zbuntowana. Jej sprzeciw wobec
ogólnych zasad wzbudzał coraz większy lęk w środowisku, a lęk
rodzi agresję.

Dlaczego zdecydowali się Państwo na animację malarską,
podobnie jak w filmie Loving Vincent?

Kiedy słuchałam audiobooka Chłopów podczas jazdy
samochodem, odkryłam, że język Reymonta jest bardzo bogaty,
ale i niezwykle malarski. Stąd decyzja o technice malarskiej
wydawała się naturalna.



Kamila Urzędowska jako Jagna w filmie „Chłopi”, ©Kateryna
Ocheredko, fotografia otrzymana od dystrybutora filmu w USA
Sony Pictures Classics
Powiedziała Pani kiedyś w wywiadzie, że obraz malarski
jest dla Pani statyczny i stąd pomysł na malowane filmy.
Czy nadal Pani tak uważa?

Myślę, że tak. Przy filmie Loving Vincent zawsze mnie kusiło,
żeby wejść „za kulisy” pokazywanych tam obrazów. Mój profesor
malarstwa mówił, żeby patrzeć na martwą naturę jak na
aktorów, i to podejście gdzieś we mnie zostało.

Skala była ogromna, z dynamiczną kamerą i licznymi scenami
grupowymi. W przeciwieństwie do Vincenta, tutaj historia była
gotowa i do niej szukaliśmy warstwy wizualnej.

Chłopi to wielkie widowisko, pełne malarskich szczegółów.
Jakie wyzwania wiązały się z tą produkcją?

Czy każdy element filmu był najpierw stworzony, a potem
namalowany? Czy nie prościej byłoby jakiś skomplikowany
element stroju, czy dekoracji po prostu namalować?

Czasami na planie żartowaliśmy, że jeśli ktoś zgubił np. kolczyk,
to malarz go domaluje. Ale wszystko musiało być wcześniej
przygotowane. Np. autorką korony dla Jagny na wesele była



plastyczka i graficzka prof. Katarzyna Stanny. Prace trwały
dniami i nocami. Najpierw powstał haftowany czepiec, a potem
powstawała druga, właściwa część, składająca się ze złotej
siateczki, na którą były nanoszone różne ozdobne elementy.
Powstało prawdziwe dzieło sztuki.

Film mocno opiera się na estetyce Młodej Polski,
przywoływane obrazy Józefa Chełmońskiego czy
Ferdynanda Ruszczyca, idealnie współgrają z powieściową
fabułą. Ale muzyka, nie pochodzi z czasów Reymonta, a
czuje się, jakby nie tylko została wyjęta z epoki, ale i niosła
ducha szeroko pojętej słowiańszczyzny.

Muzykę stworzył Łukasz Rostkowski, który wcześniej był
raperem o pseudonimie artystycznym L.U.C. Zgłosił się do nas z
propozycją napisania muzyki do filmu i choć nigdy wcześniej
tego nie robił, zaryzykowaliśmy. Kiedy zaczęliśmy razem
pracować, szybko się okazało, że jego talent świetnie współgrał z
naszą wizją.



Kamila Urzędowska jako Jagna w filmie „Chłopi”, fotografia
otrzymana od dystrybutora filmu w USA Sony Pictures Classics
W listopadzie będziemy pokazywać Chłopów podczas
Austin Polish Film Festival w Teksasie. Na co według Pani
zwróci uwagę widz z Ameryki?

Myślę, że widz na całym świecie zauważy uniwersalną historię,
która rezonuje ze współczesnymi problemami, takimi jak
podwójne standardy czy patriarchat. To są tematy, które mogą
być zrozumiane pod każdą szerokością geograficzną. Problemy
pokazane w filmie, nie należą tylko do hermetycznego świata
słowiańskiego, ale są również wyznacznikiem naszych czasów i
współczesnego człowieka.

Co ten film znaczy dla Pani osobiście?



To bardzo emocjonalne pytanie. Dla mnie jest to wewnętrzna
opowieść o moich przeżyciach, odczuciach, o moim stosunku do
świata i do postaci Jagny. Poza tym ten film to wynik
czteroletniej pracy ogromnego zespołu artystycznego, jego
poświęcenia i energii, którą dostaliśmy.

Film inspiruje do myślenia, mobilizuje do zrewidowania
stereotypów. Jest to też piękny obraz, o wysokich walorach
estetycznych. Stworzyli Państwo wielkie dzieło, które bez
względu na czasy, poglądy czy oceny jest ponadczasowe i
przejdzie do historii.

*



Dorota Kobiela Welchman, fot. PORTRAIT STUDIO Norman
Wong
*

Zapraszamy na projekcję filmu podczas Gali 19-tego Austin
Polish Film Festival, 8 listopada, godzina 6.30 pm. Więcej
informacji na stronie:



https://www.austinpolishfilm.com/

The Spirit of
a Cowboy over
Bandera
Conversation with Artur Owczarski, Director of the Documentary Film
„The Cowboy Capital,” About the Residents of Bandera, Texas, Before
the Screening at the Austin Polish Film Festival 2024.

*

https://www.austinpolishfilm.com/
https://www.cultureave.com/the-spirit-of-a-cowboy-over-bandera/
https://www.cultureave.com/the-spirit-of-a-cowboy-over-bandera/
https://www.cultureave.com/the-spirit-of-a-cowboy-over-bandera/


Roy Dugosh, a still from the film
*

The interest in the film is enormous. The premiere took place in
Bandera on July 20, 2023, at the 11th Street Cowboy Bar on a
giant screen set up in front of the stage, where country music
stars usually perform. On a hot Texas night, over 300 residents
of the town gathered. The reactions were enthusiastic. It’s one of
those events in my life that I will never forget. (Artur
Owczarski)



Artur Owczarski during the filming
Joanna Sokołowska-Gwizdka:

You have traveled across the United States several times in
search of people and their stories. You have reached forgotten
towns and places with rich, though often lesser-known, histories.
In your projects, whether books or films, you capture a world
that may soon change. Where does your fascination with
America come from?



Artur Owczarski:

At first, I discovered America as most tourists do. I explored
large American cities and amusement parks in Florida. Later, I
decided to travel Route 66. I’ve always liked being on the road.
It’s the journey that matters, not the destination, as someone
once wisely said. Traveling across America from Chicago to
Santa Monica, I saw the American countryside. I had the chance
to meet people who live in tiny towns. Time moves more slowly
there, and their way of life embodies a different state of mind.
After publishing my first book, which is partly a guide to Route
66, I wanted to meet more people who chose this way of life and
ask them to share their stories with me. That’s how I started
discovering Texas, traveling through it extensively. While
preparing to write a book about Texas, and later while working
on material for it, I met more and more people, some of whom
have become very good friends over the years. It was the same
when I worked on the book about Louisiana. Year by year, I
became more immersed in the culture, and I don’t think that will
ever change. I disagree with the idea that this world will
disappear. There will always be people who reject the fast pace
of big city life.

What interested you in the culture of the American Wild
West?



Definitely the sense of freedom and independence. The legend of
the Old West, as Americans more often call it than the Wild
West, still lives in the hearts of people, especially in rural Texas.
A commitment to family, responsibility, and a natural willingness
to help neighbors is part of daily life here. Engaging in local
community life and the natural desire to connect with other
families are also very common. Just two months ago, at 11 p.m., I
witnessed several neighbors from different directions come to
help my friend save a sick horse. A few days later, they were all
having a beer together at the local honky-tonk. During
conversations with people, I was often asked whether, living in a
big city, one even knows one’s neighbors, because if you live on
a big ranch, even if your nearest neighbor is several kilometers
away, you know their entire family and are always willing to lend
a hand. Of course, this isn’t a perfect world. Like everywhere in
the world, there are good and bad people, and there are tensions
between individuals, but the question was about this way of life,
and that, in my opinion, is fascinating.



The author with the film’s protagonists in Bandera



The author with the film’s protagonists in Bandera

*

One of the places where residents continue to uphold
cowboy traditions is the town of Bandera, Texas, which is
the subject of your latest film, The Cowboy Capital. In
Poland, we grew up on westerns, mass-produced by
Hollywood. Were the legends of the Wild West one of the
inspirations for your journey?



I grew up in Communist Poland, where Westerns were shown
every Saturday. In addition to that, I read books that my father
recommended to me. The legends of the Old West are part of
global culture—still vibrant and appealing. Major productions set
in that era are still being made, so you could say that everyone
has seen at least one Western. While these legends weren’t an
inspiration for me, I wanted to get to know American culture.
After several years, I have to say that I had no idea how different
the American mindset is from our European one. Even though
both worlds are generally considered part of the 'West,’ they are
completely different, and that’s fascinating.

What differences do you see between the image created by
Hollywood and reality?

Hollywood creates myths, and while these myths are visually
appealing, they are often heavily distorted. As one example,
documents and records unequivocally confirm that before
European settlers conducted large cattle drives in the Far West,
such drives were already happening in Louisiana in the 18th
century. Imagine thousands of cattle being driven through the
swamps of Louisiana from its western parts to New Orleans by
cowboys, some of whom were Black. Hollywood doesn’t show
this, although we’ve seen in recent years that the Black
community is increasingly emphasizing its contribution to the
legend of the West and the cowboy myth. Films are being made,



music videos by hip-hop artists are being produced, and Beyoncé
has recorded a country album in Western style, and so on. That’s
just one example. It’s fascinating that nearly every small town in
the Desert Southwest has its own legends and true stories
connected to that period. From California to Texas, these stories
are still alive; they are part of the tourism industry, but more
importantly, they remain ingrained in the cultural identity of the
residents.

Roy Dugosh, a still from the film
The characters in your film often emphasize that being a



cowboy is not just about distinctive attire like hats or
boots, but above all, it’s about an attitude toward life and
a set of values. What are modern cowboys like?

A cowboy is a person, not a mythical figure. People are different,
regardless of their profession. To be a cowboy, you have to love
being outside, be willing to work very hard, and enjoy being
around your coworkers. You sleep in a cowboy bunkhouse
whenever you get the chance, wake up at 4 a.m., and take care
of the animals. I know people of all genders who do this job. It’s
a mindset, a life choice. It’s fair to say that they’re all tough.

In the film, Gaven Hauck—a rodeo rider—represents the
younger generation of the cowboy community in Bandera.
He upholds the traditions and values associated with
ranch life. Do young people know how to embrace the
future while preserving traditions?

Yes. Many young people raised on ranches tie their future to this
way of life. Many also leave but return after a few years,
appreciating the small-town atmosphere. Countless country
songs talk about life in the countryside, attachment to the land,
and the simplicity of ranch life. In one of my favorite songs, the
artist mentions a teacher and a sheriff, singing that in his
community, those are the „famous” people. Gaven is a rodeo
rider, 18 years old. I met him when he was 14, and his only



dream was to become a bull rider. It’s a passion and a dream
that he pursues in a very professional manner. PBR (Professional
Bull Riding) is a league associated with big money, full of riders,
sponsors, and fans, and it even has its own dedicated TV
channel. Gaven is very good at what he does, and he already
earns more than his parents. He recently won a major
competition in San Antonio. There are many young men like him
in America, from Alaska to New Mexico, all dreaming of a world
championship and, after their careers, living on a ranch. Many
American entrepreneurs, after achieving success in business,
buy a ranch and raise cattle. It’s the dream of many people.



Roy Dugosh, a still from the film



Roy Dugosh, a still from the film

*

An interesting element of the film is that many of your
interviewees have Polish roots. They are descendants of
settlers who came to Texas in the mid-19th century with
Father Leopold Moczygemba. Did you seek out the Polish
connection, or did you come across it by chance?



The settlers came at the invitation of Father Leopold
Moczygemba from the area around Strzelce Opolskie. While
preparing to write a book about Texas, I came across
information about the town of Bandera, which was built by
several families from this migration. An interesting twist is that,
thanks to the efforts of the late Eleonora Dugosh Goodley and
others, Bandera holds the title of the Cowboy Capital of the
World. It’s a beautiful contribution by Poles to the legend of the
Old West and the cowboy myth. This story, or rather the
contemporary image of Bandera, became an important part of
my book. I’ve been going back there for years; I can’t count how
many times I’ve been to Bandera. I have friends there and my
own favorite places, and together with Dakota Wortman and Roy
Dugosh, I created a film in which Bandera’s residents answer
questions about what it’s like to live in rural America, why they
wouldn’t trade this life for anything, who a cowboy is, and what
freedom means to them.

Roy Dugosh, whom you mentioned, is a living legend of the
cowboy world. Along with his sister, Eleonora Dugosh
Goodley, he traced his roots and found out that their
family was originally named Długosz and came from the
town of Rozmierz near Strzelce Opolskie. What did this
discovery mean to Roy, and did he feel a connection to
being Polish?



Roy is not only a character in the film but also its narrator and
co-creator, responsible for casting and set design. For many
years, Roy was the head of Bandera’s historical commission.
Along with his sister Eleonora and other residents, he frequently
traveled to Strzelce Opolskie. For many years, groups of
Silesians visited Bandera at their invitation. It was Eleonora who
made Bandera and Strzelce Opolskie sister cities. Roy proudly
emphasizes his Polish heritage. Their parents continued to speak
Polish. He has spoken about this many times in both Polish and
American media. Roy is passionate about history and actively
promotes Bandera. He has been named Resident of the Year
multiple times by the local Chamber of Commerce. On
Saturdays, he and a group of friends perform historical
reenactments for tourists, using blank ammunition.

But the Polish roots of Bandera’s residents are only one
aspect of the film.

Yes, the story of immigration and Polish heritage is a small part
of the film. We dedicated just a few minutes to it. We aimed to
create a film about contemporary Bandera. What the audience
might not know is that a large portion of Bandera’s residents,
including some of the characters in our film, chose to live there.
At a certain point in their lives, they decided to settle in Bandera
because of its cowboy culture and traditional values. In Bandera,
large retail stores are not allowed, billboards are forbidden, and



the buildings must adhere to the traditional architecture set by
the Polish settlers. The title of Cowboy Capital of the World
enhances this process and draws the attention of people seeking
such a lifestyle.

You’ve definitely succeeded in capturing the spirit of
cowboy culture in the film. Was it difficult to tap into the
sensitivity of your characters, to bring out their nostalgia
and longing for bygone times?

When we finished the interviews, we had about 12 hours of
footage. Aside from one, I conducted all the interviews myself.
Some of the characters I’ve known for years, and they had
already shared their stories with me when I was writing Texas is
a State of Mind. Interviewing them made my job easier.
However, I met many people for the first time while shooting the
film. Watching these interviews later and discussing the editing
with Dakota, I realized how privileged I was to be able to talk to
people about such important topics. How often do we have deep
discussions with friends, let alone strangers, about what freedom
is? How do we define it? What is important to us in life? What
values guide us? What discourages us about the modern world?
These conversations were an incredible adventure, and I hope
we find time someday to release each interview separately
online. It will be a snapshot of Bandera and its residents in 2023,
preserved forever.



Garret Connel



Leigh E. McCourt

*

How was your collaboration with the local community?
How did the residents react to the idea of appearing in a
Polish film?

We didn’t encounter any refusals. The selection of characters
was thanks to Roy, who is a well-known and respected figure in
Bandera. We had a diverse group of people in front of the



camera: an 18-year-old PBR (Professional Bull Riders)
competitor, an over-80-year-old judge who has held office in the
town for several decades, cowboys and cowgirls working on local
ranches, ranch owners, the owner of the 11th Street Cowboy Bar
(one of the most famous Honky Tonks in Texas), who worked for
years at CNN and later in the music industry, a woman who
raises ten horses by herself and runs horseback camps, and a
local legend—incidentally, a Finn—who worked for Volvo in
Helsinki before moving to Bandera with her husband. They now
own dozens of horses, often saving them at auctions from being
sent to slaughter, and they live off organizing horseback rides
for tourists. Also featured is a famous sculptor who moved there
from New York several decades ago and a Hollywood animal
trainer from California, who, among other things, trained
ostriches for the film Prince of Persia and worked with Viggo
Mortensen on Hidalgo. He too decided to settle in Bandera. For
several years, he ran a private rodeo where mules jumped into a
pool through a flaming hoop from a seven-meter platform. Our
characters are fascinating, colorful people from different parts of
America and even Europe, who chose to live and shape
contemporary Bandera because of their mindset.

In addition to the residents’ stories about their lives, their
desire for freedom, and their choice to live in harmony
with nature away from the hustle and bustle of city life,
nostalgia is a recurring theme throughout the film. What



stylistic devices did you use to give these lengthy
conversations a metaphysical dimension?

In the film, the symbol of nostalgia and longing for the 19th
century is the recurring image of a sleeping cowboy. Roy is seen
sleeping on the ground, in the courthouse, and in many other
places. He represents the spirit of the cowboy, hovering over
Bandera. At the end of the film, he is awakened by children,
symbolizing the future and the continuation of tradition.

The photographs are from Artur Owczarski’s archive.



Artur Owczarski – journalist, writer, producer, and director of
documentary films. He is the author of books about the USA,
including Droga 66, Droga Matka. O historii, legendzie, podróży
(Route 66, Mother Road: On History, Legend, Journey), Teksas to
stan umysłu (Texas is a State of Mind), and Luizjańskie gumbo
(Louisiana Gumbo). For many years, he has traveled the
American South, giving voice to the residents of small towns and
rural communities in his books. He writes about places and
people that are off the beaten path, allowing readers to discover
the American countryside. Owczarski portrays America not from
the perspective of political debates or economic processes, but
by describing the daily lives of extraordinary individuals. In
2019, he was awarded the title of Honorary Citizen of Bandera,
Texas, the Cowboy Capital of the World. He has sailed through
the swamps with hunters in Louisiana, listened to jazz and
interviewed Grammy Award winners, talked with a Voodoo
priestess in New Orleans, and documented the annual
rattlesnake roundups in Sweetwater, Texas. He feels most at
home in unconventional destinations—America far from the
usual tourist trails—such as small local rodeos and cookoffs.
Each trip to the U.S. covers thousands of miles, interviews with
people, and observations on American culture. In 2023, together
with Dakota Wortman and Roy Dugosh, he made the film The
Cowboy Capital, which was shown at numerous film festivals,
won several awards, and will be released globally in 2025. (Press
materials).



Author’s website: www.owczarskiartur.pl

The film screening will take place during the Austin Polish Film
Festival

on November 9, 2024, at 2:00 p.m.

More information available at: Austin Polish Film Festival

http://www.owczarskiartur.pl
https://www.austinpolishfilm.com/

