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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
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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

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


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

https://www.cultureave.com/zostawic-cos-w-umyslach/grazyna-auguscik_by-krystyna-andryszkiewicz_2/


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
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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
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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
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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).

Aspirując do miana
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artysty
Ze zwycięzcą Międzynarodowego Mistrzowskiego Konkursu
Pianistycznego  im.  Artura  Rubinsteina  w  Tel  Awiwie,
Szymonem Nehringiem, rozmawia Bożena U. Zaremba.

Szymon Nehring, fot. Wojciech Grzędziński.

Bożena  U.  Zaremba:  Zwycięstwo  w  Tel  Awiwie  to
dotychczas  Pana  największy  sukces.  Czy  może  Pan
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przybliżyć  nam  ten  konkurs?

Szymon  Nehring:  Jest  to  bardzo  trudny,  pięcioetapowy
konkurs,  trwający  trzy  tygodnie.  Myślę,  że  pod  względem
kondycyjnym jest trudniejszy niż Konkurs Chopinowski. Wymaga
doświadczenia  koncertowego,  co  w  młodym  wieku  jest
oczywiście trudne. Na przykład zagranie samego finału, który
składa się z trzech etapów, każdy z zupełnie innym repertuarem:
gra  się  dwa  koncerty  fortepianowe  –  jeden  klasyczny,  jeden
romantyczny. To było zresztą wspaniałe przeżycie – I Koncert
Beethovena grałem z orkiestrą Camerata Israel,  a III Koncert
Rachmaninowa  z  Israel  Philharmonic  Orchestra.  Jest  to
fenomenalny zespół, jeden z najlepszych orkiestr na świecie. No
a wcześniej  są oczywiście recitale solowe, każdy po godzinie.
Kondycyjnie to wszystko jest bardzo wyczerpujące i największym
wyzwaniem  jest  to,  jak  każdy  sobie  poradzi  z  własną
wytrzymałością  podczas  trwania  całego  konkursu.

BUZ:  Jest  Pan  także  laureatem  nagród  na  Konkursie
Chopinowskim,  między  innymi  zdobył  Pan  nagrodę
publiczności. Pokrywa się to z komentarzami jakie można
przeczytać  na  YouTube  pod  Pańskim  wykonaniem
Koncertu fortepianowego e-moll podczas finałowego etapu
konkursu – wiele osób było zaskoczonych, że to nie Pan
wygrał. Mówili o tym, że zwycięzca grał bezbłędnie, ale Pan
grał przepięknie…



SzN:  Faktycznie  etap  finałowy  był  moim  najlepszym,  ale
wiadomo, że publiczność słucha wybiórczo. Trudno przesłuchać
wszystkich kandydatów od początku do końca, tak jak to robi
jury. Pianista, który wygrał, Seong-Jin Cho, nie jest bynajmniej
maszynką  do  grania,  co  się  często  zdarza,  a  w  przypadku
Azjatów, to już taki stereotyp. Seong-Jin Cho jest prawdziwym
artystą i ja nie postawiłbym siebie wyżej od niego w klasyfikacji
konkursowej. Ale muszę stwierdzić, że podczas przygotowań i w
czasie  samego  konkursu  bardzo  dużo  się  nauczyłem i  w  Tel
Awiwie grałem już na zupełnie innym poziomie.

BUZ: Kiedy pianista może nazwać siebie artystą?

SzN: Nie czuję się upoważnionym do wydawania takiej oceny,
ale wydaje mi się, że celem artysty jest dotarcie do słuchaczy w
sensie  emocjonalnym.  Jeżeli  pianista  potrafi  przez  tekst
kompozytora, jednocześnie nie nadużywając tekstu muzycznego,
przekazać swoją duchowość i pobudzić duchowość odbiorcy, to
myślę, że ten cel osiąga.

BUZ: Kontynuując temat Pańskich sukcesów – po wygraniu
konkursu im. Rubinsteina, zagrał Pan w Carnegie Hall w
Nowym  Jorku  i  będzie  Pan  miał  okazję  wystąpić  tam
jeszcze  raz  podczas  koncertu  z  okazji  100.  rocznicy
odzyskania  przez  Polskę  niepodległości.



SzN: Tak, i oczywiście bardzo się cieszę, także dlatego, że to
będzie niesamowita okazja popularyzacji polskiej muzyki. To taki
znamienny rok i będę się starał grać dużo muzyki polskiej.  A
zagrać w Carnegie Hall z takiej okazji to szczególne wyróżnienie.

BUZ:  W  ogóle  ostatnio  bywa  Pan  często  w  Stanach
Zjednoczonych z racji studiów w Yale School of Music.

SzN: Tak, robię tzw. Artist Diploma, co jest na poziomie studiów
magisterskich. Są to specjalne studia dla muzyków, którzy dużo
koncertują. Zajęcia są tak ustawione, że ma się dużo swobody i
można w tym czasie jeździć po świecie i koncertować.



Szymon Nehring, fot. Wojciech Grzędziński.

BUZ:  Porozmawiajmy  trochę  o  Pańskiej  edukacji
muzycznej.  Nauczyciele  spełniają  różne  role  –  uczą
rzemiosła,  są  wychowawcami,  mentorami.  Na  jakich
nauczycieli  Pan trafił?

SzN: Moją pierwszą nauczycielką, przez 11 lat, była prof. Olga
Łazarska, potem pracowałem z prof. Stefanem Wojtasem. Oboje
nauczyli mnie dyscypliny, co przyznam, zajęło mi sporo czasu, a
dyscyplina  jest  bardzo  ważna  dla  człowieka,  który  ma
występować  regularnie.  Mówimy  nie  tylko  o  dyscyplinie
ćwiczenia, ale także o dyscyplinie życia w ogóle. Pani Łazarska
odegrała bardzo istotną rolę, bo oprócz nauki rzemiosła wyrobiła
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we mnie wrażliwość muzyczną. Mogę powiedzieć, że otrzymałem
wszechstronne wykształcenie i większość czego umiem właśnie
jej  zawdzięczam.  Profesor  Wojtas  nauczył  mnie  natomiast
podejścia do tekstu i do roli pianisty, który ma być wykonawcą i
jego indywidualność nigdy nie może być istotniejsza od tekstu
kompozytora.

BUZ: A jakie ma Pan oczekiwania, jeżeli chodzi o Yale?
Czego jeszcze chciałby Pan się nauczyć?

SzN: O, bardzo dużo [śmiech]. Muzyka to jest taki proces jak
samo  życie  –  nauka  nigdy  się  nie  kończy,  a  im  więcej  się
odkrywa, tym bardziej się widzi, czego się nie umie i co można
jeszcze rozwinąć. Mogę wymienić moje dwa główne cele na ten
czas.  Na  pewno  jest  to  rozszerzenie  mojego  repertuaru.
Chciałbym się skupić na repertuarze rosyjskim, jako że studiuję z
prof. Borisem Bermanem, który [jest Rosjaninem i] świetnie się
zna na tej muzyce. Chciałbym też sięgnąć po repertuar, którego
jeszcze nie grałem, np. impresjonizm. To jest okres muzyczny,
któremu się jeszcze dokładnie nie przyglądałem, bo zajmowałem
się  nieco  innymi  działami  muzyki.  Poza  tym,  chciałbym  się
nauczyć  większej  otwartości,  jeżeli  chodzi  o  granie  przed
publicznością.

BUZ:  Wielu  znakomitych  pedagogów  muzycznych
podkreśla,  że  pianista  powinien  mieć  nie  tylko



wielostronne  wykształcenie  muzyczne,  ale  też  tzw.
doświadczenie  życiowe,  zainteresowania  pozamuzyczne,
powinien  rozwijać  wrażliwość  nie  tylko  na  muzykę,  ale
także  na  otaczający  świat.  Jak  Pan  wypełnia  świat
pozamuzyczny?

SzN:  Głównie  czytaniem  książek.  Doświadczyłem  niedawno
takich dwóch lat, kiedy nie bardzo potrafiłem sobie zorganizować
czas na robienie czegoś innego poza graniem przez dziewięć
godzin  dziennie.  I  doszedłem do wniosku,  że  tak  nie  można.
Człowiek  nie  ma  wtedy  nic  do  powiedzenia,  staje  się
rzemieślnikiem, a nie aspiruje do miana artysty. A co robię w tym
kierunku? Na pewno bardzo sprzyja temu pobyt w Nowym Jorku.
Staram  się  tam  jeździć  mniej  więcej  dwa  razy  w  miesiącu.
Niedawno byłem przez dwa tygodnie i  odwiedziłem [Muzeum
Sztuki Nowoczesnej] MoMA, Metropolitan Museum of Art, byłem
na  koncercie  w  Carnegie  Hall  i  na  „Weselu  Figara”  w
Metropolitan Opera. To są niesamowite przeżycia. Wydaje mi się,
że Nowy Jork jest światową stolicą kultury. To na pewno bardzo
mnie  rozwija.  Poza  tym  staram  się  czytać  jak  najwięcej,  a
ponieważ dużo podróżuję więc czas mam. Książki mnie inspirują
i odświeżają mój umysł.

BUZ: Co Pan ciekawego czytał w ostatnim czasie?

SzN: Kończę właśnie książkę o buddyjskiej medytacji. W ogóle



dużo spędzam czasu na medytacji, bo wydaje mi się, że daje to
odświeżenie strony duchowej. Zafascynowała mnie też klasyka
literatury.  Przeczytałem  dopiero  co  „Portret  Doriana  Graya”
[Oskara Wilde’a], skończyłem też „Braci Karamazow” [Fiodora
Dostojewskiego].  W  ogóle  uwielbiam  Dostojewskiego.
Przeczytałem oczywiście lekturę szkolną „Zbrodnię i karę”, ale
niedawno sięgnąłem też po „Idiotę”. Rosyjska literatura bardzo
mnie  pociąga.  Przeczytałem  też  ostatnio  „Martwe  dusze”
[Mikołaja Gogola], które bardzo mnie poruszyły. Teraz kupiłem
sobie „Fausta” Goethego i „Sonety” Szekspira.

BUZ:  Do  tradycji  wywiadów  Chopin  Society  of  Atlanta
należy pytanie artystów o Chopina.  Co Pana najbardziej
fascynuje w jego muzyce ?

SzN: Najbardziej mnie wzrusza i najbardziej sobie cenię to, że
Chopin  najwyraźniej  ze  wszystkich  kompozytorów  zbliżył
fortepian  do  głosu  ludzkiego.  To  jest  właśnie  ten  wokalny
charakter i deklamacyjność, a także naturalny styl każdej frazy,
która u Chopina jest szczera i przemawia głęboko do serca. Poza
tym  świeżość,  co  sprawia,  że  granie  tej  muzyki  jest  dużym
wyzwaniem,  bo  łatwo  dojść  do  momentu,  kiedy  przychodzi
nieszczerość. Nie jest wcale tak, że ćwicząc więcej zagra się tę
muzykę lepiej. Żeby mieć coś od siebie do powiedzenia trzeba
wiedzieć, kiedy się zatrzymać. Zdarza się to w każdej muzyce,
ale u Chopina jest to najtrudniejsze.



BUZ: Jak wyczuć ten moment?

SzN: To przychodzi wraz z doświadczeniem. Podczas Konkursu
Chopinowskiego, pamiętam, że nie potrafiłem jeszcze nad tym
zapanować. Szczególnie w przypadku Chopina też jest istotne,
żeby posiadać dużo wiedzy na jego temat i na temat jego muzyki.
Czasem lepiej jest popracować przy stole studiując nuty niż przy
fortepianie, albo nawet bez nut, medytując nad tą muzyką, a nie
grając ją. Trzeba przemyśleć formę i charakter utworu, a nie
ćwiczyć mechanicznie.

BUZ: Czy dużo słucha Pan innych wykonawców?

SzN: Właściwie nie tak dużo, a jeżeli już to pianistów takich jak
Hofmann czy Friedman – artystów ze starszej epoki. Nie grają
perfekcyjnie, czego dzisiaj się wymaga od pianistów, ale w ich
interpretacji jest dużo treści. Jest to dla mnie bardzo inspirujące
i powoduje, że mam chęć pracować nad danym utworem.



Szymon Nehring podczas koncertu z orkiestrą, fot. Wojciech Grzędziński.

BUZ: Podczas Konkursu Chopinowskiego powiedział Pan,
że  spotkania  z  innymi  młodymi  pianistami  są  bardziej
inspirujące niż z doświadczonymi artystami.

SzN: To oczywiście była taka wypowiedź pod wpływem chwili.
Nie znaczy jednak, że tak jest zawsze. Ale to, co wpływa na nić
porozumienia  z  rówieśnikami,  to  podobne  doświadczenia
życiowe.  I  nie  ma  tego  dystansu  wiekowego,  jaki  naturalnie
istnieje  w  przypadku  spotkania  ze  starszymi  artystami.
Pamiętam, jak na Konkursie Chopinowskim, kiedy czekając na
ostateczne wyniki,  siedzieliśmy w dziesięć osób,  finalistów, w
jednym pokoju i  razem graliśmy fragmenty różnych utworów,
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każdy inaczej. To było bardzo ciekawe – spotkanie osób o tak
bardzo  odmiennych  zapatrywaniach  na  muzykę.  Na  pewno
zapamiętam to wydarzenie na długo.

BUZ: Jak w takim razie krótko zdefiniowałby Pan swoje
podejście do muzyki?

SzN: Gdybym miał to ująć w kilka zdań, to przy maksymalnym
szacunku dla kompozytora, odnalezienie takiego języka, z którym
pianista może się utożsamić w danej muzyce i połączenie tych
dwóch  rzeczy  w  spójną  interpretację.  Niestawianie  własnej
indywidualności przed utwór, który się wykonuje, ale zawarcie
tej indywidualności w tym utworze, w takiej formie w jakiej jest
napisany. Na Konkursie Chopinowskim byli tacy pianiści, którzy
przede wszystkim chcieli pokazać siebie, co przejawiało się jasno
w ich sposobie grania. To się wielu ludziom podoba. Nie znaczy,
że jest to złe, ale ja się z tym nie identyfikuję.

 

___________

Szymona Nehringa można będzie usłyszeć  11 lutego, 2018
roku o godzinie 18:00 pm  w Roswell Cultural Arts Center
w Atlancie.



Wywiad został przeprowadzony dla Chopin Society of Atlanta.
Więcej informacji: www.chopinatlanta.org

Angielska wersja wywiadu:

http://www.chopinatlanta.org/interviews/SzymonNehring.html

Portal artysty: www.szymonnehring.com

 

Muzyczne ciekawostki
i refleksje
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Florian Śmieja

Muzyka polska w Londynie  połowy ostatniego wieku święciła
swoje sporadyczne triumfy. Marian Nowakowski śpiewał przez
kilka sezonów w operze Covent  Garden, a Alfred Orda w Sadlers
Wells.  Do  sal  koncertowych  zaglądali  Witold  Małcużyński  i
Henryk Szeryng. Raz zjawił się Jan Kiepura z Martą Eggerth.
Kiedy  chłopak  z  Sosnowca  starym zwyczajem z  taksówki  po
koncercie  zaczął  podpisywać  autografy  na  programach tłumu
fanów,  policja  angielska  spokojnie  zaczęła  mu  pomagać
podpisując  także  programy,  by  poszło  szybciej.

***
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Nie  zapomnę  odkrycia  nazwiska  Tekli  Bądarzewskiej  w
angielskiej  książce,  w  której  obok  Chopina  reprezentowała
muzykę polską. Człowiek ciągle się uczy. Z przyjemnością też
słuchałem pieśni „The Yoeman’s Wedding Song” granej często w
radiu  BBC  autorstwa  dotąd  enigmatycznego  księcia  Józefa
Michała  Poniatowskiego,  wnuka  brata  ostatniego  króla
polskiego,  kompozytora  i  dyplomaty  francuskiego.

***

Kiedy zamieszkałem przed laty w nowym domku na południu
Londynu,  odwiedził  mnie  pewnego  dnia  Jerzy  Pietrkiewicz
(1916-2007),  mój  szef  z  uczelni,  w  towarzystwie  Andrzeja
Panufnika (1914-1991), który pojawił się w Anglii i zaczął robić
muzyczną  karierę.  Zapamiętałem,  że  wspomniał  debiut  u
Mariana  Hemara,  ale  uszły  mi  bliższe  szczegóły.  Teraz  w
autobiografii  Panufnik  o  sobie  wyczytałem,  że  mając  16  lat
skomponował fokstrot „Ach, pardon”, który Hemar, napisawszy
słowa, włączył do swojej rewii, a Adolf Dymsza zaśpiewał. Na
prezentację utworu autora jednak nie wpuszczono, gdyż nie miał
18 lat kwalifikujących do wstępu do teatru.

***

Jakże się cieszę z pojawienia się na scenie tenora Piotra Beczały.
Nie  tylko  możemy  go  słuchać  w  programach  amerykańskich



oper, ale także z płyt, na których zaczął propagować polskie arie
operowe,  zupełnie  w  świecie  nieznane.  W  repertuarze
słowiańskich  utworów,  obok  znanych  już  słuchaczom  arii
rosyjskich  i  czeskich,  wprowadził  polskie  utwory,  godne
zaprezentowania cudzoziemcom.

Może jego przykład pobudzi  z  kolei  polskich kompozytorów i
dyrygentów,  by  pomogli  lansować  polską  muzykę  kameralną,
która jest nieobecna w świecie. Pokazuje się zaledwie śladowo i
nie  znajduje  zainteresowanych  propagatorów,  by  słuchacze
zagraniczni mogli poznać jeszcze inne utwory oprócz symfonii
Góreckiego czy „Legendy” Henryka Wieniawskiego.

Czy  będę  nieodpowiedzialny  winiąc  polskich  muzykologów  i
innych pracowników kultury za to,  że przez całe życie byłem
przekonany o tym, że nie istnieje polska muzyka kameralna, że
byli  rówieśnicy  Chopina  o  znacznych  osiągnięciach
kompozytorskich  godnych  słuchania  i  propagowania.  Bo  oto
dzięki  technologii  i  amerykańskiej  wyszukiwarce  google,
„odkryłem”  2  koncerty  fortepianowe  Józefa  Krogulskiego
(1815-1842) i Ignacego Dobrzyṅskiego (1807-1867). Znalazł się
genialny skrzypek i kompozytor Karol Lipiṅski. Teraz wiem, że
istnieje  polska  muzyka  kameralna  i  że  należy  to  samemu
odkrywać i doceniać, że nie bardzo w tym rodacy są pomocni, ale
spolegliwi  cudzoziemcy.  Przykładem  może  służyć  Japończyk,
który przyleciał do Warszawy i z archiwum wydobył pół tuzina



kompozycji Tekli Bądarzewskiej, a myśmy przez półtora wieku
kontentowali się znajomością jedynie „Modlitwy dziewicy”. Oba
te „odkryte” koncerty dotąd mi nie znane, gdy pomyślimy, że
zostały napisane przez 15 letniego chłopca i 17 latka, wprawiają
w zdumienie. Są rewelacyjne. Dlaczego sami nie potrafimy ich
propagować?

Dzięki  google’owi  słucham  sobie  barokowego  kompozytora  z
mojej  okolicy  Grzegorza  Gorczyckiego  (1667-1734)  i
odświeżam  łacinę.  Dla  towarzystwa  dodaję  symfonie  i  msze
Józefa Elsnera oraz owiane tajemnicą melodie Józefa Zeidlera.

Całe życie byliśmy
zakochani
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Marta Eggerth w swoim domu w Nowym Jorku, 2005 r., fot. New York Times.

Joanna Sokołowska-Gwizdka

Wspomnienie  o  Marcie  Eggerth,  żonie  Jana  Kiepury,
zmarłej  26 grudnia 2013 roku w wieku 101 lat.

Rok 2002, czyli stulecie urodzin Jana Kiepury, na całym świecie
obchodzony był bardzo uroczyście. 16 maja w dniu urodzin Jana
Kiepury  odbyła  się  wielka  gala  w  „Theater  an  der  Wien”  z
udziałem  Marty  Eggerth  i  Marcela  Pravego,  wieloletniego
sekretarza  Jana  Kiepury.  Obydwoje  dla  naszego  wielkiego
śpiewaka nauczyli  się  języka polskiego.   –  Słuchając  obecnie
śpiewu  Marty  Eggerth  i  jej  wypowiedzi  –  powiedziała,
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uczestnicząca w tym wydarzeniu  Maria Fołtyn – pomyślałam
sobie,  jak  wielkim  szczęściem  został  obdarzony  Kiepura,  że
znalazł w swoim życiu tak wspaniałą – zawodowo i prywatnie –
partnerkę. Marta jest prawdziwą wielką damą. I nie wiem, które
z nich trzeba uznać za większego artystę – czy Jana Kiepurę, czy
Martę Eggerth?

Podobno po premierze  filmu „Czar Cyganerii” z 1937 roku  w
Berlinie, do garderoby przyszedł Hermann Göring, żeby złożyć
gratulacje.  Kiedy pochylił  się,  żeby panią Martę pocałować w
rękę, zobaczył, że ta ma pomalowane na czerwono paznokcie. –
Niemiecka  kobieta  nie  maluje  tak  rąk  –  powiedział.   Na  to
Kiepura – ona nie jest żadną niemiecką kobietą. Ona jest moją
żoną.

Marta  Eggerth poznała  Jana Kiepurę,  gdy miała  14 lat.  Była
córką  znanej  śpiewaczki  i  sama  już  występowała  na  scenie.
Debiutowała w wieku 11 lat w partii  Olimpii w Opowieściach
Hoffmana   Uważano  ją  za  cudowne  dziecko.  W  operetkach
pisano partie specjalnie dla niej. Pewnego dnia do Budapesztu na
gościnne występy przyjechał znany już wówczas młody tenor, Jan
Kiepura…

Wiedeńska opera prosi o stały engagment (po) 300 dolarów
za występ, dając mieszkanie w pałacu cesarzy Austrii, gdzie



mieszkają  najznakomitsi  artyści  tutejsi  –  pisał  wówczas
Kiepura do rodziny… – Londyn przysłał depeszę, prosząc o
występy. Mario Puccini, syn kompozytora, jest moim wielkim
przyjacielem,  razem  z  naczelnym  dyrektorem  Ricordiego
napisali do Toscaniniego projektując zaangażowanie mnie do
śpiewania premiery wznowienia Toski i Manon Pucciniego w
La Scali.

…Pisma  piszą,  że  ja  już  nie  jestem  drugim  Caruso,  a
pierwszym  Kiepurą.

https://www.cultureave.com/cale-zycie-bylismy-zakochani/prasa/


Śpiewak był  otoczony  mitem,  emanował  z  niego  wielki  urok.
Marta zakochała się w nim od pierwszego wejrzenia. Potem, gdy
już  dorosła,  przeniosła  się  do  Wiednia.  Była  niezwykle
utalentowana, odnosiła sukcesy zarówno na scenie operowej, jak
i  w filmie.  Na ekranie  debiutowała  w 1929 roku.  Zagrała  w
kilkunastu filmach muzycznych.  Z Janem Kiepurą spotkali  się
ponownie w Berlinie na planie filmu „Dla Ciebie śpiewam” (1934
r.)  Film  miał  trzy  wersje  językowe,  niemiecką,  angielską,
francuską. W wersji niemieckiej i angielskiej występowała Marta
Eggerth, w wersji francuskiej Danielle Darieux. Wyglądało na to,
że Kiepura był bardziej zainteresowany aktorką francuską, niż
Martą, która na planie filmowym była pod opieką swojej mamy.
Jan Kiepura jednak zwrócił na nią uwagę i był zadowolony (jak
potem się przyznał), że Marta była w towarzystwie mamy, a nie
innego mężczyzny.  Kiepura miał wtedy 32 lata, a Marta 22. Dwa
lata później w Polsce, w Katowicach odbył się ich ślub. W 1938
roku para  śpiewaków wyemigrowała  przez  Paryż  do  Nowego
Jorku.  W latach 1944-1946 razem śpiewali  na  Broadway’u  w
„Wesołej wdówce” Lehara. Spektakl odniósł niebywały sukces,
grano go przez 3 lata.

Po zakończeniu wojny pojawiali się przed kamerą sporadycznie.
Po raz ostatni wystąpili razem w filmie „Kraina uśmiechu” z 1952
roku, wyprodukowanym w Berlinie Zachodnim. Marta Eggerth
była zawsze przy nim, aż do jego nagłej śmierci w 1966 roku.
Wszyscy,  którzy  pamiętają  ich  obydwoje  twierdzą,  że  byli



wspaniałą  parą zarówno w życiu,  jak i  na scenie.

Marta Eggerth i Marcel Pravy

https://www.cultureave.com/cale-zycie-bylismy-zakochani/marta-eggerth-i-marcel-pravy/


Marta Eggerth przy portretcie Jana Kiepury.

 ***

Niedzielne  popołudnie  6  października  2002.  W  Nowym
Jorku piękna słoneczna pogoda. Telefon.

Joanna Sokołowska-Gwizdka: Czy rozmawiam z Panią Martą
Eggerth? – Przemiły, ciepły głos w słuchawce odpowiada:

Marta Eggerth: O tak, czekałam na pani telefon.

JSG: Jak pani odbiera te niezwykle uroczyste obchody Roku Jana
Kiepury na całym świecie w Wiedniu, czyli w  miejscu z którym
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był szczególnie związany, gdzie zaczęła się jego wielka kariera,
ale też i w Los Angeles, Chicago, Toronto, Australi?

ME:  Jestem  bardzo  szczęśliwa,  to  dla  mnie  duże  przeżycie.
Niestety mogłam być tylko w Wiedniu. Bardzo jestem wdzięczna
maestro Rozbickiemu, że przygotowuje tak uroczysty koncert w
Toronto. Bardzo lubię Toronto. Bardzo lubię Kanadę. 

JSG:  A jak ocenia Pani  obchody w Polsce?

ME: Niestety, nie mogłam być w Polsce, ale byłam tam całym
sercem.  Mój  mąż  był  bardzo  związany  z  Polską.  Nigdy  nie
zapomniał skąd pochodzi. Przez całe życie pomagał, wysyłał do
kraju pieniądze. Był bardzo dobry dla Polaków, bezinteresowny.
„Chłopak z Sosnowca”, jak sam o sobie mówił. 

JSG: Polacy też zawsze byli dumni ze swojego rodaka. Pogrzeb
Jana  Kiepury  na  Powązkach  w  Warszawie  stał  się  wielką
patriotyczną  manifestacją.

ME: Cieszę się, że tak go wszyscy pamiętają.

JSG: Pani jest Węgierką, a tak dobrze mówi Pani po polsku. Czy
czuje się pani  też w jakimś stopniu Polką?

ME: O, tak, on był Polakiem, więc ja też jestem trochę Polką. Na



początku mówiłam do mojego męża po angielsku i po niemiecku.
A  on  do  mnie  tylko  po  polsku.  Ja  płakałam,  złościłam  się,
mówiłam, że nic nie rozumiem, że mi trudno. A on mi powiedział,
że jestem jego żoną, więc  muszę znać język polski.

JSG: My Polacy bardzo odczuwamy Pani polskość. Dla nas jest
Pani naszą rodaczką.

ME: Ja wiem, ja to czuję. Polak – Węgier, dwa bratanki…

JSG: Spotkałam panią na Festiwalu Muzyki w Łańcucie. Był maj,
piękna, słoneczna pogoda, a pani miała swój wspaniały wieczór
wspomnień w Sali Balowej Łańcuckiego Zamku.

ME:  Pani tam była? Bardzo piękne miejsce, piękny pałac.

JSG:   Pisałam  pracę  na  temat  artystycznych   dziejów  tej
magnackiej  rezydencji.  Zbierając  materiały  trafiłam  na  ślady
występów  Jana  Kiepury  na  łańcuckiej  scenie,   za  czasów
ostatniego  ordynata  Alfreda  Potockiego.  Brat  Alfreda,  Jerzy
Potocki był przez szereg lat ambasadorem Polski w USA. Jego
żona, Peruwianka, też dla niego nauczyła się języka polskiego.

ME: Och tak, znaliśmy ich. Mój mąż wiele razy występował w
ambasadzie.



JSG: Jak Pani wspomina swojego męża?

ME:  Był najlepszy na świecie. Całe życie byliśmy zakochani. Był
czuły,  troskliwy,  nie  było  lepszego męża,  ani  człowieka.  Całe
moje życie, to właśnie mój mąż. Teraz młodzież tak szybko tyle
nie  osiąga.  On  miał  24  lata  i  już  grał  główną  rolę   w
“Turandocie”.  

JSG:  Państwa syn też jest artystą, tylko że pianistą.

ME:  Marianowi,  który  niedawno  nagrał  płytę  z  utworami
Chopina, zaproponowali występ. Ale on jest taki skromny. Nie
zgodził się. Muszę przyznać, że  mam najlepsze dzieci na świecie.

JSG: Czy był w Pani życiu moment szczególnie ważny, który Pani
wyjątkowo wspomina?

ME: Nic takiego szczególnego w tej chwili nie przychodzi mi do
głowy. było tyle rzeczy.  Byliśmy bardzo romantyczną parą od
początku do końca. Jedno co mogę powiedzieć o moim życiu, że
było w nim bardzo dużo radości, bardzo dużo śmiechu, ale też i
bardzo dużo łez.



Galeria

Marta Eggerth i Jan Kiepura
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Marta Eggerth

Marta Eggerth
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Marta Eggerth

 

Ja jestem Jan Kiepura
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Jan Kiepura śpiewający dla tłumów, fot. sosnowiec.naszemiasto.

Joanna Sokołowska-Gwizdka

Któż nie zna słynnego śpiewaka? Do tej pory żyje jego mit, jego
legenda i jego głos zachowany na starych płytach. Głos, który
słyszało  się  wszędzie  tam,  gdzie  pojawił  się  wielki  tenor.
Niezwykle barwnie wyglądały jego występy solowe na dworcu, w
poczekalni, na ulicy. Śpiewał  z balkonów hoteli, w których się
zatrzymywał  i  z  dachów samochodów,  którymi  akurat  jechał.
Elity artystyczne ze zgrozą patrzyły na popisy Kiepury, na jego
kokieterię  i  chęć  zaskarbienia  sobie  przywileju  bycia  tym
jedynym najznakomitszym, którego kochają tłumy. Polemizowano
ze  sposobem  bycia  artysty,  jako  kontrargumentu  używając
funkcji sztuki, jej mistycznego wymiaru i elitarnego charakteru.
Nie  zmieniało  to  jednak  faktu,  że  przyjazd  Kiepury  był
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zapowiedzią wielkiego show, a jego  pobyty w kurortach nie były
anonimowe, nawet jeśli przebywał w nich prywatnie.

Podczas  jednego takiego   pobytu   na  Helu,  Kiepura   pewny
swojej popularności zatrzymał luksusowo wyglądający samochód
z kierowcą i poprosił o podwiezienie.

– Ja jestem Jan Kiepura – przedstawił się, trochę dla porządku,
trochę z kokieterii.

–  Proszę  bardzo,  jest  miejsce  obok  kierowcy.  Znamy  pana  i
cenimy – odpowiedział siedzący z tyłu pasażer po cywilnemu.

– Jestem Józef Piłsudski.

Kiepura nie rozpoznał jadącego, przyjął więc to jako żart z niego.
Przecież  Piłsudski  to  Belweder,  a  nie  Hel.  Po  chwili  więc,
odezwał  się  z  przekąsem.

– Ale ja jestem ten prawdziwy Jan Kiepura. Na to Piłsudski:

–  Bardzo  mi  miło,  ja  również  jestem  ten  prawdziwy  Józef
Piłsudski.

Tu Kiepura poczuł się już bardzo urażony. Uznał to za jawną
kpinę, wysiadł z samochodu i nawet nie podziękował. Zdarzenie



to przypomniał w dniu pogrzebu Kiepury adiutant Piłsudskiego.
Podobno artysta do końca życia nie wiedział, że wtedy na Helu 
naprawdę wiózł go sam marszałek.

Jan Kiepura, fot. East News

https://www.cultureave.com/ja-jestem-jan-kiepura/kiepura/


Sława  i  popularność  towarzyszyły  Kiepurze  przez  całe  życie.
Korespondencja z najbliższymi pozwala  zrozumieć, dlaczego z
takim uporem toczył  walkę o sukces i powodzenie, dlaczego tak
bardzo marzyły  mu się  luksusowe hotele  oraz  chęć  olśnienia
rodziców  sekretarzami,  mercedesem,  apartamentami  i
perspektywą  zobaczenia  papieża.

Był  synem  piekarza.  Razem  z  młodszym  o  dwa  lata  bratem
Władysławem dorastali  w Sosnowcu, chodzili  do tego samego
gimnazjum i grali w piłkę nożną w klubie Victoria. Kiedy w 1919
r.  wybuchło  powstanie  śląskie,  obydwaj  chwycili  za  broń.
Piętnastoletni  zaledwie  Władek  podczas  jednej  z  potyczek  z
Niemcami został zraniony granatem i Janek na własnych plecach
wyniósł  go  z  miejsca  walki.  Wszystko  jednak  skończyło  się
dobrze,  bo  jesienią  młodzi  Kiepurowie  wrócili  do  szkoły,  by
kontynuować naukę.

Ojciec nakłaniał synów  do  zdobycia  zawodów prawniczych, ale
obydwaj  wybrali  drogę  artystyczną.  Jan  Kiepura  rozpoczął
wprawdzie  studia  na  wydziale  prawa   Uniwersytetu  
Warszawskiego, ale od początku brał potajemnie lekcje śpiewu u
znakomitego pedagoga – Wacława Brzezińskiego oraz u słynnego
tenora Tadeusza Leliwy. W 1923 r. miał swój pierwszy publiczny
występ  w  Sali  kina  “Sfinks”  w  Sosnowcu,  a  w  rok  później
zaangażował go Emil Młynarski do Opery Warszawskiej. Jednak



22-letni  tenor  zbytnio  wierzył  w swoje  siły,  popisywał  się  na
scenie  przeciągając  partie  solowe ponad miarę  i  nie  zwracał
uwagi  na  nikogo,  nawet  na  dyrygenta,  więc  z  konieczności
odebrano mu pierwszą rolę – partię Jontka w “Halce” Moniuszki.
Młody i przebojowy śpiewak nie zraził się tym, zaczął wkrótce
występować we Lwowie i  w Poznaniu, a w 1925 r.  ponownie
otrzymał angaż w Operze Stołecznej wraz z  tytułową rolą w
“Fauście” Charlesa Gounoda.

Jan Kiepura z żoną Martą Eggerth.

https://www.cultureave.com/ja-jestem-jan-kiepura/kiepura-egerth-m/


Cudze  chwalicie,   swego  nie  znacie  –  mówi  stare,  polskie
porzekadło. I zwykle się sprawdza. Dopiero sława zdobyta poza
krajem przynosi zainteresowanie i popularność w kraju. Tak też
było  z  Janem  Kiepurą.  Rosnącą  światową  popularność
zapoczątkował występ w “Tosce” w Operze Wiedeńskiej i to u
boku  słynnej  primadonny  Marii  Jeritzy.  Nie  wiadomo  czy  to
sentyment  do  Polaków (śpiewaczka  była  uczennicą  Marceliny
Sembrich-Kochańskiej)  czy po prostu Maria Jeritza dostrzegła
wielki talent młodego tenora i  przekonała do niego dyrektora
teatru,  w  każdym  razie  po  wspólnym  występie  na  deskach
Staatsoper  Kiepura  został  okrzyknięty  “królem  tenorów”  i
“następcą  Carusa”.  Posypały  się  kontrakty  i  ciągle  nowe
propozycje występów na największych europejskich scenach,  w

https://www.cultureave.com/ja-jestem-jan-kiepura/kiepura2/


mediolańskiej La Scali, w londyńskiej Covent Garden, paryskiej
Opera Comique, berlińskiej Operze Państwowej.

Był  ceniony nie tylko za piękny i  sprawny głos,  ale także za
zdolności aktorskie, dobrą prezencję i emanującą z wykonywanej
przez  niego  muzyki  radości  śpiewania.  To  wszystko
spowodowało,  że  Kiepura  zaczął  też  karierę  jako  gwiazdor
filmowy.  Role  w  filmie  przyniosły  mu  jeszcze  większą
popularność  i  nie  małe  pieniądze.  Współpracował  najpierw z
berl ińską  wytwórnią  UFA,  a  potem  w  wytwórniami
hollywoodzkimi. Wiele filmów powstawało z myślą o nim jako o
aktorze,  m.in.  „Kocham wszystkie  kobiety”  Carla  Lamaca czy
„Pieśń dla Ciebie” Maurice’a Elvey’a. Grał też w takich filmach
jak “Neapol – śpiewające miasto”, “Pieśń nocy”, Czar cyganerii”,
Kraina uśmiechu”. Były to najczęściej pogodne historie miłosne.
Piosenki  z  filmów  szybko  stawały  się  przebojami.  Kiepura
wychowany  w  duchu  patriotycznym  niemal  w  każdym  filmie
kręconym  za  granicą,  jedną  piosenkę  wykonywał  w  języku
polskim.



Jan Kiepura, gdziekolwiek się pojawił, wzbudzał sensację.

W 1937 roku Jan Kiepura ożenił  się  z  wiedeńską śpiewaczką
węgierskiego  pochodzenia  Martą  Eggerth,  która  od  tej  pory
towarzyszyła  mu nie  tylko na scenie,  ale  i  w życiu.

W 1938 roku  zadebiutował  w Metropolitan  Opera  w Nowym
Jorku  rolą  Rudolfa  w  “Cyganerii”  Pucciniego.  Potem śpiewał
jeszcze  na  tej  samej  scenie  w “Carmen”  i  w “Rigoletto”.  Po
wybuchu II wojny światowej zerwał wszystkie kontrakty filmowe
podpisane z  niemieckimi  wytwórniami.  Zamieszkał  w Stanach
Zjednoczonych i wkrótce przyjął obywatelstwo tego kraju. Aby
zamanifestować swój patriotyzm, pokazywał się w stroju Polaka
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zesłanego  na  przymusowe  roboty,  oznaczonym  literą  „P”.
Podczas  wojny  śpiewał  żołnierzom  na  Linii  Maginota  i
przeznaczył  pieniądze  z  koncertu  nowojorskiego  na  potrzeby
walczącej  Polski.

Rok 1944 to rok “Wesołej  wdówki” F.  Lehara i  jej  wielkiego
sukcesu na Broadway’u. Jan Kiepura występuje w nim razem z
żoną. Ponad 300 spektakli i ciągłe, niesłabnące zainteresowanie
publiczności spowodowało, że Kiepurowie wyruszyli z operetką
na turnee, najpierw do innych miast USA, a po wojnie do Europy,
do  Anglii,  Francji,  Włoch  i  Niemiec,  śpiewając  przy  tym  w
czterech językach.  To był  największy i  najsłynniejszy wspólny
spektakl.



Jan Kiepura na niemieckiej pocztówce.

https://www.cultureave.com/ja-jestem-jan-kiepura/niemiecka-pocztowka/


Jan Kiepura z żoną Marta Eggerth.

Po wojnie Kiepura kilkakrotnie przyjeżdżał do Polski – po raz
pierwszy w 1958 roku. Ciągle śpiewał i do końca życia był pełen
wigoru, młodzieńczej werwy i ciągle nowych pomysłów. Marzyła
mu się  rola Jontka z “Halki” w warszawskim Teatrze Wielkim, ta
sama  rola,  którą  debiutował  i  którą  mu  kiedyś  odebrano.
Prowadził też rozmowy na temat występów w polskiej telewizji.
Oprócz  kontynuowania  kariery  artystycznej  zajął  się  handlem
nieruchomościami na wielka skalę i z dużym sukcesem. Niestety,
śmierć zaskoczyła go w wieku 64 lat. Dwa dni przed śmiercią
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występował  jeszcze  z  ogromnym  sukcesem  na  koncercie
polonijnym  w  Portchester.  Zmarł  nagle  na  atak  serca  przy
telefonie 15 sierpnia 1966 roku w swoim mieszkaniu w Harrison
pod Nowym Jorkiem, po otrzymaniu bardzo złej wiadomości od
agenta finansowego.  Jego życzeniem było być pochowanym w
Warszawie. Pogrzeb Jana Kiepury 3 września 1966 roku stał się
wielką  defiladą  tysięcy  warszawiaków.  Spoczął  w  Alei
Zasłużonych  na  warszawskich  Powązkach.

W piątek, 29 grudnia 2017 r. ukaże się wywiad z Martą Eggerth.

Jeden z największych przebojów Jana Kiepury (1902- 1966)
„Brunetki, blondynki” Roberta Stolza z 1935 roku:

Otrzymany czas
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musisz godnie
przeżyć. Henryk
Mikołaj Górecki
(1933-2010).
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Henryk Mikołaj Górecki, fot. voiceseducation.org

 

Florian Śmieja

GÓRECKI

Po latach szukania w sobie natrafił

na fortunną aberrację, napisał

arcydzieło uznane przez cały świat

jako piętno geniuszu, apogeum

smutku rozdzierającego serce, żar

obnażenia dumnej ludzkiej kondycji.

I takim go odtąd zapamiętamy.

 

Stefana Kisielewskiego poznałem w Londynie, gościłem w swoim



domu w Kanadzie i  parę razy odwiedziłem w Warszawie.

Pamiętam, że w bibliotece domowej redaktora „Związkowca” w
Toronto przeczytałem przewrotny wpis Stefana Kisielewskiego:
„Bumkowi Heydenkornowi, jedynemu prawdziwemu miłośnikowi
muzyki jakiego znam”.

Ze Stefanem Kisielewskim rozmawiałem także o muzyce. Byłem
ciekaw, kogo widział na polskim firmamencie jako najjaśniejszą
gwiazdę  wśród  młodych  kompozytorów.  Wymienił  Henryka
Mikołaja Góreckiego (1933-2010). Wtedy było to dla mnie nowe
nazwisko,  ale  niedługo  później  jego  trzecia  symfonia  pieśni
żałosnych podbiła świat. Stała się rewelacją, bo będąc utworem
muzyki klasycznej uplasowała się niespodziewanie na pierwszym
miejscu popularności na świecie.

Kiedy  na  początku  któregoś  grudnia  znajdowałem  się  w
kalifornijskim  Palm  Springs,  lokalna  amerykańska  rozgłośnia
radiowa złożyła  Góreckiemu życzenia urodzinowe i  emitowała
jego  sławną  symfonię,  w  której  Amerykanka,  Dawn  Upshaw,
piękną gwarą śląską czarowała słuchaczy.

Wtedy poczułem dumę, że dzięki niemu fragment kulturalnego
dziedzictwa polskiego podniesiony do rangi uniwersalnej urody
popłynął na falach eteru. Miło mi było, że współczesny Polak
cieszył się takim mirem i natychmiast pchnąłem do Góreckiego



list z dobrą wiadomością, którą się uradował kwitując pismem, w
którym  kurtuazyjnie  wspomniał  o  mojej  poprzedniej
korespondencji oraz o tomie wierszy, który przesłałem. Po tym
niezwyczajnym  sukcesie  Góreckiego,  wiązałem  z   nim  duże
nadzieje nie wiedząc o jego chorobie, a teraz ogromnie żałuję, że
nam odszedł tak wcześnie nie doczekawszy się nawet prezentacji
swojej  „IV  Symfonii”.  Pozostała  po  nim  garść  wybitnych
kompozycji  religijnych  oraz  zdumiewająca  symfonia
wstrząsającego  smutku.

– Pamiętam, że już wtedy nam powtarzał, że będzie pisał muzykę.
Byliśmy młodzi i każdy z nas miał wielkie plany, więc nikt się
jego deklaracjom nie dziwił. Było to dla nas oczywiste, że każdy
ma duże ambicje – wspominała w rozmowie z „Gazetą” Irena
Krzyszkowska,  szkolna  koleżanka  Góreckiego,  pedagog
rybnickiej  szkoły  w  klasie  fortepianu.

Powiedzieć, że był wtedy ambitny i pracowity, to mało. On był
zawzięty.  Rano,  dla  pieniędzy,  uczył  w  podstawówce  w
Rydułtowach, po południu jechał na zajęcia do szkoły muzycznej,
wieczorem  –  na  koncert  do  Katowic.  Gdy  nie  zdążył  na
przesiadkę do rodzinnych Rydułtów, spędzał noc – komponując
lub śpiąc – na dworcu kolejowym w Rybniku.

Talent i zawziętość przynoszą efekty – Górecki bez problemu zdał
na  studia  do  katowickiej  akademii  muzycznej.  Do  legendy



przejdą słowa słynnego Bolesława Szabelskiego, jego przyszłego
nauczyciela i mistrza: – Tak zdolnego ucznia jeszcze nie miałem.

–  To,  że jestem taki,  a  nie  inny,  zawdzięczam temu,  że stąd
pochodzę  –  powiedział  Górecki  kilka  lat  temu  przy  okazji
odbierania nagrody „za rozsławianie ziemi rybnickiej w świecie”.
I  dodał:  –  Nikt  sobie  czasu i  miejsca urodzenia  nie  wybiera.
Otrzymany czas musisz godnie przeżyć, a miejsce szanować i być
za nie odpowiedzialny.
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