
„Znowu idą Święta”

Świąteczna rozmowa z Kabaretem OT.TO
*

Kabaret OT.TO, fot. Agnieszka Paszyńska
Nikt  chyba nie  przypuszczał,  że  po ponad dwudziestu latach Ci  trzej:  Wiesław
Tupaczewski, Andrzej Tomanek i Ryszard Makowski znów staną wspólnie na
scenie oraz, by razem będą pracować w studio nagraniowym. A jednak zgotowali
swoim fanom mikołajowo-świąteczny prezent artystyczny!

*

Agnieszka Kuchnia-Wołosiewicz (Wielka Brytania):

“Znowu idą Święta” – 18 listopada 2022 roku swoją premierę miał singiel

https://www.cultureave.com/znowu-ida-swieta/


promujący całą świąteczną płytę Kabaretu OT.TO.  Jakie przesłanie niesie
ten utwór?

OT.TO:

Zaczęliśmy od tego utworu, bo jego tekst dotyczy najpierw listopada: „Choć dopiero
jest  listopad to  nie  będzie  żadnym faux pas,  by  prezenty kupić  już”.  Następnie
tekstowo  przechodzimy  przez  Black  Friday  do  samych  Świąt.  Jest  to  taka
uniwersalna  piosenka  przedświąteczna,  która  ma  nas  powoli  wprowadzić  w
bożonarodzeniowy nastrój i przypomnieć normalne Święta. Ostatnie lata, niestety,
odciskały swoje piętno także na nich.

Czy  wspólne  spotkanie  trzech  członków  grupy  zapowiada  jedynie
okazjonalny,  wspólny  krążek  “Wesołych  Świąt”,  czy  też  wracacie  na  scenę?

Trudno mówić o spotkaniu okazjonalnym. Praca nad tym wydawnictwem trwała już
w marcu i kwietniu tego roku, kiedy to postanowiliśmy napisać nowe piosenki. Potem
były aranżowane przez Wojciecha Kostrzewę, a następnie mialy miejsce próby z
Chopin University Big Band, który prowadził Piotr Kostrzewa, tata Wojtka. Kolejny
etap  stanowiły  nagrania  w  studiach  Polskiego  Radia  realizowane  przez  Rafała
Paczkowskiego.  Teraz trwa intensywna promocja płyty.  Powstała rownież wersja
telewizyjna tych piosenek dla TVP. Poza tym w czerwcu wystąpiliśmy na Festiwalu w
Opolu. Trudno mówić o powrocie, bo kabaret OT.TO, pomimo dwudziestojednoletniej
absencji  Ryśka,  działał.  Po  jego  powrocie  można  mówić  o  nowym  otwarciu.
(uśmiech!)

Jak  doszło  do  tej  ponownej  współpracy,  na  którą  ogromnie  cieszą  się
sympatycy Kabaretu?

Pod koniec 2021 roku doszło do spotkania Wieśka i Ryśka. Po tej rozmowie okazało
się, że dawne więzy nie zerwały się całkiem i postanowiliśmy wrócić do działań,
które  dały  nam  popularność  w  latach  dziewięćdziesiątych.  Niestety  Andrzej
Piekarczyk,  który  już  wcześniej  zapowiedział,  że  chce  skończyć  działalność
estradową,  nie dał się przekonać do tej nowej (choć starej) formuły, ale być może
pewnego dnia zechce wrócić i tak jak czekało miejsce na Ryśka, czeka i na niego.



Pomimo swego rodzaju przerwy w Waszej współpracy fenomen OT.TO trwa.
W  ostatnim  rankingu  “Plejady”  zajęliście  piąte  miejsce,  pomimo  braku
czynnej aktywności na scenie jako grupa.

Jak  już  wspomnieliśmy,  Kabaret  OT.TO nigdy  nie  zaprzestał  działalności.  Może
ostatnio był trochę mniej aktywny medialnie, także z powodu pandemii, ale wszystkie
lata aktywności zostały wzięte pod uwagę w tym rankingu i,  jak się tam dobrze
przyjrzeć, można mówić nawet o czwartym miejscu.

Jak  sądzicie,  co  decyduje  o  takim  sukcesie  OT.TO?  Nie  chcę  niczego
sugerować, ale myślę, że na tle innych kabaretów z lat 90. coś zdecydowanie
Was wyróżniało i nie zgubiliście tego po dziś dzień?

Naszym wzorem były kabarety z dwudziestolecia międzywojennego, mieliśmy nawet
składankę piosenek z  tamtego okresu,  jak  i  wspaniałe  kabarety  z  PRL-u,  bo to
paradoksalnie  był  dobry  czas  dla  satyry.  Zaczynaliśmy  zresztą  na  początku
dziewięćdziesiątych lat u Janka Pietrzaka w Egidzie. Natomiast stworzyliśmy własny
styl,  bo  czasem nam było  nawet  bliżej  do  rewelersów,  niż  do  kabaretu typowo
skeczowego. Podczas pracy nad płytą Wesołych Świąt poczuliśmy wręcz młodzieńczą
energię, która nas niosła na początku działalności.



Kabaret OT.TO, fot. Agnieszka Paszyńska
Plany OT.TO?  Co, gdzie, kiedy i… dlaczego? (uśmiech!)

Po pierwsze udało nam się odkupić nasz katalog, dziesięć płyt, z dziewięćdziesiątych
lat od firmy, która je posiadała i  będziemy czynić starania, żeby nasze nagrania
zaistniały  ponownie.  Oczywiście  także  w  Internecie.  Chcemy  też  opracować
materiały video z tamtych lat. Wiele osób nas jeszcze pamięta, ale wyrosło już nowe
pokolenie, które za dobrze nie zna OT.TO. Chcemy zadbać o nasz dość pokaźny
dorobek. Współpraca z Big Bandem okazała się na tyle owocna, że zamierzamy ją
kontynuować  i  nagrać  pogodną,  rytmiczną  płytę  na  lato.  Poza  tym  będziemy
realizować programy telewizyjne i  radiowe, a także nie zapomnimy o scenie, bo
spotkania z widzami to niezwykle przyjemny aspekt naszej profesji.

Dziękuję bardzo za rozmowę i życzę Wesołych Świąt!

rozmawiała: Agnieszka Kuchnia-Wołosiewicz

*



„Znowu idą Święta” – najnowszy singiel Kabaretu OT.TO

Nowojorskie  obchody  rocznicy
urodzin Artura Rubinsteina

https://www.cultureave.com/nowojorskie-obchody-rocznicy-urodzin-artura-rubinsteina/
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Artur Rubinstein, koncert w Amsterdamie, 13 lutego 1962 r., fot. Rossem, Wim van /
Anefo, źródlo: Wikimedia Commons
Jeden z najwybitniejszych na świecie wirtuozów fortepianu, urodził się w 1887 roku
w Łodzi,  zmarł  w  1982  roku  w  Genewie.   W swojej  ponad  80-letniej  karierze
muzycznej wystąpił ponad 6000 razy. Zasłynął jako odtwórca utworów Fryderyka
Chopina,  Johannesa  Brahmsa,  Franza  Schuberta,  Roberta  Schumanna,  Siergieja
Rachmaninowa oraz Karola Szymanowskiego.

W 1932 poślubił Anielę Młynarską, córkę polskiego dyrygenta, Emila Młynarskiego.
W  1939  roku  Rubinsteinowie  opuścili  Europę  i  zamieszkali  w  Stanach
Zjednoczonych.  Podczas  wojny  pianista  koncertował  na  rzecz  uchodźców  z
okupowanej Polski i innych krajów Europy. Artur Rubinstein stracił z rąk Niemców
prawie całą rodzinę. Na znak protestu przeciwko zbrodniom niemieckim nigdy nie
wystąpił z żadnym koncertem ani w RFN, ani w NRD.

13 maja 1945 roku podczas uroczystości podpisania Karty Narodów Zjednoczonych
w San Francisco, wobec braku polskiej flagi artysta, wyraził oburzenie mówiąc: W tej
sali, w której zebrały się wielkie narody, aby uczynić ten świat lepszym, nie widzę



flagi Polski, za którą toczono tę okrutną wojnę. Potem ostentacyjnie zagrał Mazurka
Dąbrowskiego. 

W 2008 roku w Łodzi powstała Międzynarodową Fundację Muzyczną im. Artura
Rubinsteina, która organizuje m.in. Rubinstein Piano Festival.  

W 2012 roku, z okazji 125 rocznicy urodzin i 30 rocznicy śmierci pianisty Fundacja
zorganizowała uroczyste obchody w Nowym Jorku. W grudniu w Carnegie Hall, w
Sali  Zankel  Hall  miała  miejsce  premiera  filmu  o  Arturze  Rubinsteinie,
zrealizowanego przez Wojciecha Grochowalskiego – prezesa Fundacji. Odbył się też
koncert ku czci wirtuoza, wystąpili wtedy Anna Fedorova i Roman Rabinovich. W
uroczystościach tych brały udział córki Artura i Neli Rubinstein, Eva i Alina, przybyli
również – sekretarz generalny ONZ Ban Ki-moon, ambasador RP przy ONZ i setki
gości z całego świata.

*

Film, który miał swoją premierę w Nowym Jorku w 2012 r.:

*

W 2022 roku mija 135 rocznica urodzin i 40 rocznica śmierci wielkiego pianisty,
dlatego Fundacja im. Artura Rubinsteina oraz Instytut Piłsudskiego po raz kolejny
organizują uroczyste obchody tej rocznicy w Nowym Jorku. Oto co przewidują w tym
roku organizatorzy.

*

W hołdzie Arturowi Rubinsteinowi – w 135. rocznicę urodzin

i 40. rocznicę śmierci

*

Nowy Jork, 11-15 XII 2022 r.

–  Niedziela,  11 XII  godz.  12.00:  Msza Święta  w intencji  nieżyjących polskich-
polonijnych artystów muzyków, działających w Stanach Zjednoczonych w XX i XXI



wieku: kościół Św. Stanisława B. & M. przy 7 th Street na Manhattanie. Po Mszy
Świętej zostanie złożona wiązanka kwiatów pod tablicą Heleny Modrzejewskiej w
kruchcie kościoła;

–  Poniedziałek,  12 XII  godz.  12.00:  złożenie  wiązanki  kwiatów przy  pomniku-
rzeźbie Artura Rubinsteina w gmachu Kwatery Głównej ONZ na Manhattanie;

– Wtorek, 13 XII:

– godz. 12.00: złożenie kwiatów pod Pomnikiem Katyńskim w Jersey City, w rocznicę
wprowadzenia stanu wojennego w Polsce (13 XII 1981 r.);

–  godz.  19:30:  Carnegie  Hall  sala  Zankel  Hall,  recital  fortepianowy  Kamila
Pacholca (1998), finalisty Konkursu Chopinowskiego w Warszawie w 2021 r., recital
w dwóch częściach:

Johann Sebastian Bach:

Suita francuska nr 5 G-dur, BWV 816

Isaac Albéniz:

Iberia, zeszyt drugi: Rondeña, Almeria, Triana

    p r z e r w a

Fryderyk Chopin:

Polonez fis-moll op. 44

Impromptu Fis-dur op. 36

Mazurki op. 59

Scherzo nr 2 b-moll op. 31.

Na ekranie nad sceną będzie miała miejsce prezentacja multimedialna, a w przerwie
odbędzie się spotkanie z Ewą i Aliną Rubinstein przy rzeźbie Artura Rubinsteina w
foyer Zankel Hall;



– Środa, 14 XII godz. 12.00: prezentacja Międzynarodowej Fundacji Muzycznej im.
Artura Rubinsteina i Rubinstein Piano Festival w Juilliard School w Nowym Jorku;

– Czwartek, 15 XII godz. 18.00, Instytut Józefa Piłsudskiego: film (14 min.) o VII
Rubinstein Piano Festival, który miał miejsce w dniach 24-30 X 2022 r., wystawa o
wielkiej przyjaźni Artura Rubinsteina i Karola Szymanowskiego, spotkanie z Ewą
Rubinstein, córką Artura Rubinsteina. Podczas wieczoru z prelekcją wystąpi również
Wojciech Grochowalski,  dyrektor festiwalu Rubinstein Piano Festival oraz prezes
Fundacji (fundacja@arturrubinstein.pl).

Oprac.  na podstawie Wikipedii,  strony Fundacji  im. A.  Rubinsteina i  materiałów
przysłanych przez organizatora.

*

Strona Międzynarodowej Fundacji Muzycznej im. Artura Rubinsteina:

http://arturrubinstein.pl/

“Dzień  znów  wstaje  słońcem…”  –
czyli  tajemnicza  Vyska  o  swoim
najnowszym projekcie muzycznym

http://arturrubinstein.pl/
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*
Agnieszka Kuchnia Wołosiewicz (Wielka Brytania)

Vyska,  pod  tym  właśnie  pseudonimem  kryje  się  Paulina  Wysoczańska,
która  od  dziecka  brała  udział  w  różnych  festiwalach,  zdobywając  nagrody
i wyróżnienia. Miała też przygodę z folklorem. Później, jako wokalistka Deja Vue,
n a g r a ł a  s i n g i e l  p t .  J u ż  n i e  s ł y s z ę  T w o i c h  s ł ó w .  B y ł a  t a k ż e
uczestnikiem  Metro  w  Wieluniu  pod  okiem  Pani  Zofii  Szpikowskiej.

Paulina  uczestniczyła  w wielu  projektach muzycznych m.in.  Positiv  Virus  razem
z Robertem Madziarzem –  Jej  obecnym producentem,  człowiekiem z  ogromnym
talentem i pasją. Ich  muzyczne drogi przeplatały się już od wielu, wielu lat. Wspólne
nagrania, gościnne koncerty, program Mam Talent. Życie niestety nie zawsze układa
się tak, jak sobie zaplanujemy i tak, jakbyśmy tego chcieli. Oboje mówią, że dziś



przyszedł  jednak czas na spełnienie marzeń,  czego efektem są wydane już dwa
single,  zapowiadające debitancką płytę Artystki,  nad którą Vyska pracuje wraz 
z Robertem w Sound Travel Studio.

*

Agnieszka Kuchnia-Wołosiewicz:

Kiedy w Twoim życiu pojawiła się muzyka?

Paulina Wysoczańska:

Myślę,  że  towarzyszy  mi  odkąd  pamiętam.  Kiedy  byłam  małą  dziewczynką,
wygrywałam konkursy w przedszkolu i szkole. Otrzymując też tytuł wieluńskiej małej
miss  lata  ‘96  i  miss  Ziemi  Sieradzkiej  ’97,  stałam się  rozpoznawalna  lokalnie,
co oczywiście jest ważne, kiedy chce się docierać do szerszej publiczności ze swoją
muzyką  (uśmiech!).  Jako  nastolatka  występowałam  też  z  folklorystyczną  kapelą
ludową pod  okiem śp.  Marka  Dery,  który  przez  wiele  lat  był  moim muzcznym
opiekunem.

Później byłam wokalistką zespołu Deja Vue  z Wielunia i  w weekendy śpiewałam
na  imprezach  okolicznościowych.  W ostatnich  latach  brałam (wraz  z  Robertem
Madziarzem)  udział  w  projekcie  PositiveVirus,  a  także  próbowałam  swoich  sił
w programach: Mam talent i Szansa na sukces. Uczęszczałam także przez  jakiś czas
do Studia Piosenki Metro w Wieluniu, gdzie kształciłam się pod okiem pani Zofii
Szpikowskiej.

Życie jednak nie zawsze pisze takie scenariusze, jakie byśmy chcieli i moja droga
muzyczna  była  bardzo  wyboista,  ale  w  końcu  nadszedł  czas  by  spełniać  swoje
marzenia i  tak właśnie powstała Vyska – długo wyczekiwany, wymarzony przeze
mnie projekt. Czy się spodoba? Mam taką nadzieję.(uśmiech!).

Jesteś wokalistką, ale grasz także na gitarze.

Głównym  moim  instrumentem  jest  oczywiście  aparat  głosowy  (śmiech!).  Gram
amatorsko na gitarze – w dużej mierze jestem samoukiem, choć za młodych lat
uczęszczałam do szkoły muzycznej, gdzie głównym intrumentem była właśnie gitara,



jednak gra klasyczna to nie mój klimat. Chciałabym  zacząć grać na pianinie – jest
to moje marzenie, ale nie wiem czy ilość codziennych obowiązków pozwoli mi na jego
realizację. No i jeszcze podobno świetnie gram na nerwach, ale to już nie mnie
oceniać! (śmiech!)

Jaki gatunek muzyczny uprawiasz?

Jest to szeroko pojęty pop z elementami R&B, House, Trance-electro. Nie chciałabym
się jednak ograniczać, musi coś po prostu zaiskrzyć.  Płyta, nad którą pracujemy,
będzie „kolorowa” (uśmiech!).

Paulina Wysoczańska, fot. Michał Dudek



Paulina Wysoczańska, fot. Michał Dudek

*

Jakie znaczenie mają dla Ciebie teksty piosenek, które wykonujesz?

Ogromne!  Muszą  odzwierciedlać  moje  uczucia,  których  doświadczam  lub
doświadczyłam, a także moją naturę – spójne ze mną, ale także uniwersalne, czyli
dotykać życia  innych osób.  Chciałabym jednocześnie  zaznaczyć,  że  nie  jest  tak,
iż  z  piosenek można wyczytać mój życiorys.  Tego się nie doszukujcie (śmiech!).
Aż tak otwarta nie jestem, żebyśmy się dobrze zrozumiały (śmiech!).

Współpracujesz  obecnie  z  Robertem Madziarzem nad  swoją  debiutancką
płytą. Jak nawiązała się Wasza współpraca?



Nasze  drogi  z  Robertem  przeplatają  się  od  wielu,  wielu  lat.  Jest  on  autorem
i kompozytorem piosenki, którą nagrałam w roku 2006, będąc wokalistką Deja Vue.
Wtedy go poznałam. Piosenka nosiła tytuł „Już nie słyszę Twoich słów”. Cudowne
wspomnienie.

Niestety drogi Deja Vue i Roberta rozeszły się, ale my spotkaliśmy się ponownie
po latach, kiedy poprosiłam go o nagranie coveru. Wtedy też padł pomysł, żeby coś
stworzyć. I tu znowu życie napisało inny scenariusz. Takich rozstań i powrotów było
kilka, widocznie to nie był ten czas. W końcu te kręte drogi złączyły się i  mam
nadzieję, że tak już zostanie… I dziś nie chcę  zastanawiać się, co będzie kiedyś. Dla
mnie ważne jest “tu i teraz”. Ktoś mi kiedyś powiedział: „Paula, w historii już nic
nie zmienisz, jutra nie znasz, możesz nie doczekać, dlatego ciesz się każdym dniem,
jakby miał być Twoim ostatnim – spełniaj marzenia”. Dziś właśnie to robię Robertowi
dziękuję, gdyż to dzięki niemu mam taką możliwość. On jest nieoderwalną częścią
tego projektu. Cudowny człowiek, niesamowicie uzdolniony gitarzysta, kompozytor,
producent i przyjaciel –  po prostu Magik. My pracujemy, a wszechświat niech nam
sprzyja, skoro połączył nasze muzyczne drogi(uśmiech!).

Twój debiutancki singiel odnosi sukcesy na listach przebojów. Z pewnością
cieszy Cię taki odbiór?

Oczywiście. Miło jest, kiedy ktoś docenia to, co robisz, tym bardziej, że wkładam całe
serce, całą siebie w ten projekt. Cieszy mnie, że piosenka się podoba. Mam nadzieję,
iż kolejne utwory również przypadną do gustu.

Niedawno  nakręciłaś  teledysk  do  kolejnego  utworu.  Za  Tobą  premiera.
Tak się składa, że jestem autorką tekstu i w tym miejscu Tobie i Robertowi
bardzo dziękuję za zaproszenie do Waszego projektu.

Tak, rzeczywiście pod koniec września nakręciliśmy teledysk do piosenki „Odejdę
z wiatrem”, do której napisałaś słowa. Bardzo za nie dziękuję. Piosenka jest trafiona
w stu procentach (uśmiech!). To mój pierwszy teledysk, więc nie ukrywam, że się
stresuję, tym bardziej, iż jakoś nigdy nie lubiłam siebie w obiektywie. Zawsze musi
być ten pierwszy raz (śmiech!). Jeśli chodzi o premierę, to odbyła się 06.10.2022,
serdecznie zapraszam Państwa do obejrzenia i posłuchania. Mam nadzieję, że się
spodoba.



Plany koncertowe?

Oczywiście są, jednak projekt zaczęliśmy realizować tak naprawdę już po sezonie
koncertowym  (plenerowym)  i  jednocześnie  jesteśmy  w  trakcie  przygotowań
materiału  na  płytę,  więc  wszystko  przed  nami.

Grywamy rownież  akustycznie,  łącząc  nasze  piosenki  z  coverami,  dzięki  czemu
możemy już teraz promować materiał z nadchodzącej płyty i oczywiście obserwować,
jak  publiczność  reaguje  na  nasz  autorski  materiał  prezentownay tylko  z  gitarą.
Niewątpliwie tego typu granie ma swój urok, gdyż wychodzi wtedy na wierzch cała
prawda o piosence. Daje  nam to możliwość grania różnych koncertów w pubach,
klubach i innych ciekawych miejscach, gdzie tego typu skład idealnie się sprawdza.
Warto dodać, że na płycie aranże są bogate w instrumenty, zatem tych akustycznych
wersji live można posłuchac własnie tylko na naszych recitalach, a mamy ich trochę
do zagrania w najbliższym czasie, co też świetnie  połączyło się z premierą nowego
singla pt. „Odejdę z wiatrem”.

Tuż po premierze singla, będzie nas można zobaczyć i usłyszeć na żywo podczas
dwóch koncertów akustycznych.



Paulina Wysoczańska i Robert Madziarz, fot. Michał Dudek
A Twoje muzyczne marzenia?

Moim  największym  marzeniem  jest  robić  to,  co  kocham,  czyli  śpiewać.  Jeśli
odbiorcom  moja  muzyka  przyniesie  radość,  będzie  pięknie.  Chciałabym  wrócić
na scenę, ale też nagrywać. Pragnę, by coś po mnie zostało i jednocześnie chcę
dzielić  się  swoją  pasją.  Śpiewając,  jestem  szczęśliwa  i  daję  szczęście  (czy  też
wzruszenie) innym. To jestem cała ja (uśmiech!).

Gdzie można “poobserwować” Ciebie i Twoje działania artystyczne?

Wszystkie informacje można śledzić na moim funpage na facebooku – Vyska, ale też
oczywiście posłuchać i obejrzeć na YouTube. Serdecznie zapraszam!



Ściskam mocno i do usłyszenia! (uśmiech!).

Dziękuję Ci za rozmowę!

Agnieszka Kuchnia-Wołosiewicz

https://kuchniawolosiewicz.blogspot.com/

*

Zobacz też:

Radiowiec z Dublina. Tomasz Wybranowski.

„Piosenki na koniec tygodnia” – projekt muzyczny Remiego Juśkiewicza z Londynu

Paweł  Kunigis.  Dwadzieścia  lat
„Balagane”.
Katarzyna Szrodt (Montreal)

https://kuchniawolosiewicz.blogspot.com/
https://www.cultureave.com/radiowiec-z-dublina-tomasz-wybranowski/
https://www.cultureave.com/piosenki-na-koniec-tygodnia-projekt-muzyczny-remiego-juskiewicza-z-londynu/
https://www.cultureave.com/pawel-kunigis-dwadziescia-lat-balagane/
https://www.cultureave.com/pawel-kunigis-dwadziescia-lat-balagane/


*

Paweł (Paul) Kunigis – muzyk, pieśniarz, pianista samouk, kilka lat temu udzielił
wywiadu dla magazynu „Culture Avenue” opowiadając o swojej karierze muzycznej,
jak  również  o  skomplikowanej  tożsamości  polsko-żydowsko-kanadyjskiej  będącej
źródłem  inspiracji  dla  jego  muzyki  i  tekstów.  Aktualnie  artysta  pracuje  nad
publikacją  książkową  poświęconą  płycie  „Balagane”-  nagranej  w  2002  roku  z
zespołem „Jeszcze raz”. Rok po ukazaniu się płyta otrzymała kanadyjską nagrodę
JUNO w kategorii Muzyka Świata, a w 2023 roku minie 20 lat od tego wydarzenia,
które pozwoliło Kunigisowi i  „Jeszcze raz” rozwinąć muzyczne skrzydła na wielu
scenach Kanady, Francji, Polski i Szwajcarii.

Zespół „Jeszcze raz” znany był od połowy lat 90. w Quebeku ze swoich nastrojowych
piosenek, śpiewanych przez Kunigisa po polsku, hebrajsku, arabsku i francusku do
porywającej muzyki będącej mieszanką bluesa, klezmer music, rytmów orientalnych
Bliskiego Wschodu,  jazzu i  gospel.  To  niezwykłe  połączenie  muzyczne porywało
publiczność na koncertach, budowało magię muzycznej podróży przez różne kultury i



emocje.  Już  płyta  „Pamiętam”  była  odwołaniem się  Pawła  Kunigisa  do  przeżyć
osobistych, sięgnęła do tego pamiętnika emocjonalnego, który pisze się w naszej
duszy,  sercu,  myślach.  Entuzjastyczne  przyjęcie  utworów  z  płyty  „Pamiętam”-
melancholijnych,  nastrojowych  piosenek  śpiewanych  Kanadyjczykom  po  polsku,
pozwoliło Kunigisowi na płycie „Balagane” sięgnąć jeszcze głębiej do zasobów emocji
i pamięci.

Miłość do matki, wojna, śmierć, samotność, poszukiwanie tożsamości – to tematyka
utworów: Czarna kawa, Mamaleh, Shequette, Yahayouni, Zimbergaya, które stały się
przebojami śpiewanymi przez publiczność na koncertach, utworami zaadaptowanymi
przez zespoły muzyczne z Norwegii, Danii, Polski. Każdy utwór daje pole do popisu
muzykom-wirtuozom skrzypiec,  akordeonu, klarnetu, kontrabasu, perkusji.  Długie
improwizacje muzyczne kształtują nastrój, wyzwalają emocje, w magiczny sposób
łączą  smutne  rytmy  z  radosnymi.  Ta  wirtuozowska  muzyka  świata  dociera  do
słuchacza o różnorakich korzeniach kulturowych i porywa każdego kto jej słucha.

Paweł  Kunigis  po  dwudziestu  latach  chce  podsumować  swoje  lata  spędzone  z
„Balaganem”.  Przez lata  koncertowania w różnych krajach zebrało  się  obszerne
archiwum recenzji prasowych, zdjęć, listów z podziękowaniami, plakatów. Z tego
zbioru  ma  powstać  książka  wspomnień  opowiadająca  o  muzykach,  o  historii
powstawania tekstów i muzyki, wspominająca anegdoty z koncertów i spotkania z
publicznością.  Ważnym dopełnieniem publikacji  będą nuty  i  teksty  piosenek,  co
pozwoli  profesjonalistom  i  amatorom  zapoznać  się  z  warsztatem  muzyczno-
tekstowym  Kunigisa.

Paweł  (Paul)  Kunigis,  obywatel  świata  o  polskich  korzeniach,  swoim  życiem  i
twórczością dowodzi, że wymagająca lekcja samodzielności i zaradności, jaką było
jego polsko-izraelskie dzieciństwo i kanadyjskie początki od zera, stały się skarbnicą
jego twórczości, z której czerpie siły i inspiracje.

Cadyk Menachem Mendel z Kocka nauczał : „Istnieją trzy sposoby radzenia sobie ze
smutkiem –  można płakać,  można milczeć,  można przemienić  smutek w pieśń”.
Paweł Kunigis wybrał pieśń.       

*



*

Zobacz też:

Paweł Kunigis. Moje życie to wielki bałagan.

Patataj, o patataj
Kobieca,  zalotna  i  szalona  w  życiu  prywatnym,  a  na  scenie  odważna,
ekstrawagancka, nie bojąca się artystycznych eksperymentów, czy kontrowersyjnych
kostiumów. To Maryla Rodowicz, o której powstał film dokumentalny.

https://www.cultureave.com/pawel-kunigis-moje-zycie-to-wielki-balagan/
https://www.cultureave.com/patataj-o-patataj/


„Maryla. Tak kochałam”, reż. Michał Bandurski i Krystian Kuczkowski
Bożena U. Zaremba (Floryda)

Zwróciła  na  siebie  uwagę  zdobywając  pierwszą  nagrodę  na  Festiwalu  Piosenki
Studenckiej  w  Krakowie  w  1967,  po  czym  szturmem  zdobyła  polską  estradę
przebojem „Małgośka”,  za który na 13.  Międzynarodowym Festiwalu Piosenki  w
Sopocie (1973) otrzymała Grand Prix du Disque oraz nagrodę publiczności. Maryla
Rodowicz od tego czasu nagrała około 2 tys. piosenek, z których dziesiątki, a może
nawet  i  setki  stały  się  przebojami  śpiewanymi  przez  całą  Polskę.  Oprócz  jej
charyzmatycznej  osobowości  scenicznej  do  jej  sukcesu  przyczynili  się  także
wspaniali  tekściarze  i  kompozytorzy,  z  którymi  przez  wiele  lat  współpracowała:
Katarzyna Gärtner, Agnieszka Osiecka, Ernest Bryll, Seweryn Krajewski, Magdalena
Czapińska czy Katarzyna Nosowska.

Film dokumentalny „Maryla. Tak kochałam” wprowadza nas w jej prywatne życie,



skupiając się na najbardziej znanych związkach z mężczyznami, których zapamiętale
kochała, choć żadnego z nich nie była w stanie, czy też nie chciała zatrzymać na
zawsze. Najpierw był cudzoziemiec, taki „na jej gust”, choć „nie z Cheetaway, nie z
Syracuse”,  ale  jak  to  bywa  w  związkach  na  odległość,  nie  przetrwał  ciągłego
jeżdżenia tam i z powrotem. Wtedy pojawił się znany aktor, który zaimponował jej
wspaniałymi umiejętnościami jazdy konnej. Romans z rajdowcem samochodowym,
znanym w PRL-u jako „czerwony książę”, był głośny, ale krótki. Rodowicz, podatna
na męski czar,  uległa potem diabelsko przeszywającemu wzrokowi krakowskiego
reżysera teatralnego. I „choć tyle się zdarzyło, to do przodu wciąż wyrywa głupie
serce” i związała się potem na długo z pewnym biznesmanem. Jednak jej niespokojna
dusza i  całkowite  oddanie się  karierze przeszkodziły  w jakiejś  tam stabilizacji  i
spowodowały  rozpad  długotrwałego  małżeństwa.  Rodowicz  opowiada  o  tych
relacjach w sposób otwarty i szczery. Czy ten obraz jest jednak pełny? Wydaje się, że
pewne sprawy zostały  przemilczane  albo  z  filmu wycięte.  Niektóre  przytoczone
historie nie zgadzają się też z ogólnie dostępnymi informacjami. Czy ten obraz jest
więc prawdziwy? To jest w końcu jej punkt widzenia. Występują co prawda jej dwaj
byli partnerzy, ale są dżentelmenami i starają się być dyplomatyczni, a brakuje głosu
trzech pozostałych – podobno jeden się nie zgodził na udział w filmie, drugiego nie
zaproszono, a trzeci wycofał się w ostatniej chwili. Być może też artystka chciała
zachować pełną kontrolę nad ciągle tworzonym przez siebie image.  Z niektórych
wypowiedzi osób pokazanych w filmie można jedynie snuć domysły co do drugiej
strony medalu.



„Maryla. Tak kochałam”, reż. Michał Bandurski i Krystian Kuczkowski



„Maryla. Tak kochałam”, reż. Michał Bandurski i Krystian Kuczkowski
Tytułowe  „Tak  kochałam”  nie  wydaje  się  odnosić  jednak  wyłącznie  do  tematu
prywatnych związków artystki. Między wierszami, między kadrami filmu rysuje się
jeszcze inna strona miłości  Maryli  Rodowicz – miłość do piosenki,  do sceny,  do
publiczności, do ciągłego tworzenia sztuki i tworzenia siebie. Poznajemy więc, choć
stosunkowo powierzchownie, kulisy jej artystycznej współpracy z dwoma wybitnymi
artystkami  –  poetką  i  kompozytorką,  z  którymi  stworzyły  „trio  blond”  i  tak
niezapomniane przeboje, jak „Małgośka” czy „Trzeba mi wielkiej wody”. Pojawia się
anegdotyczna  historia  o  scenicznej  konkurencji  Maryli  Rodowicz  z  inną  znaną
piosenkarką. Jest także rozmowa z kostiumolożką, która tworzyła przez wiele lat
prowokacyjne, ekscentryczne kreacje sceniczne piosenkarki.

Twórcy filmu, Michał Bandurski i Krystian Kuczkowski, opowiadają historię Maryli
Rodowicz  stosując  tradycyjny,  chronologiczny  sposób  narracji:  od  narodzin  w
Zielonej  Górze,  dokąd jej  rodzice zostali  przesiedleni  z  Wilna,  poprzez pierwsze



sukcesy, kilkudziesięcioletnią karierę, historie kolejnych życiowych partnerów, aż po
czasy współczesne. To wszystko na tle obrazów przede wszystkim z lat PRL-u. Dla
tych, którzy żyli w tamtych czasach i je dobrze pamiętają to podróż sentymentalna w
świat spódnic bananowych, Fiata 125p i Malucha, festiwali piosenki i piłkarskiego
szaleństwa. Młode pokolenie ma okazję posmakować tamtych klimatów, z dala od
tzw. wielkiej polityki. Bo ta mała gdzieś się tam przewija, chociażby w historyjce o
pewnym  liście  protestacyjnym,  w  anegdocie  o  polskim  polityku,  który  usilnie
próbował wyciągnąć od piosenkarki numer jej telefonu, czy relacji z podróży do tzw.
„demoludów” (zdjęcie z komunistycznym przywódcą zza oceanu, zaglądającego w
dekolt gwiazdy to istna perełka).

„Maryla. Tak kochałam”, reż. Michał Bandurski i Krystian Kuczkowski
Kobieca,  zalotna  i  szalona  w  życiu  prywatnym,  a  na  scenie  odważna,
ekstrawagancka, nie bojąca się artystycznych eksperymentów, czy kontrowersyjnych
kostiumów, z kiczu tworzyła często atut. Ale nie chciała „skosztować tak zwanej



życiowej  mądrości”  i  twierdzi,  że  uczenie  się  na  błędach jest  nudne.  Czy  więc
Rodowicz naśladowała teksty swoich piosenek i wprowadzała je w swoje życie, czy
też autorki tekstów znały ją na tyle dobrze, żeby inspirować się jej życiem? Może
trochę i  jedno, i  drugie,  w każdym razie to właśnie jej  piosenki wydają się być
najlepszym tego życia komentarzem. I  chociaż stroje się zmieniały,  długie blond
włosy i opadająca na oczy grzywka pozostały niezmienne. „Dla nas diabeł, dla nas
raj, patataj, o patataj, dla nas anioł, dla nas maj, patataj, o patataj…”.

*

Więcej informacji na temat festiwalu:

https://www.austinpolishfilm.com/

*

Zobacz też:

Muzyka na ten świat?

Muzyka na ten świat?

https://www.austinpolishfilm.com/
https://www.cultureave.com/muzyka-na-ten-swiat/
https://www.cultureave.com/muzyka-na-ten-swiat/


Leszek Możdżer podczas koncertu w Auschwitz, kadr z filmu „Chopin. Nie boję się
ciemności”

Gdy słowa już daremne, myśli daremne, a wyobraźni nie chce się już wyobrażać,
jeszcze tylko muzyka. Jeszcze tylko muzyka na ten świat, na to życie. 

Wiesław Myśliwski „Traktat o łuskaniu fasoli”

Bożena U. Zaremba (Floryda)

Czy muzyka może zmienić nas? Czy muzyka może zmienić świat? Te pytania możemy
sobie zadawać oglądając film dokumentalny pt. „Chopin. Nie boję się ciemności”
w  reżyserii  i  według  scenariusza  Joanny  Kaczmarek,  przedstawiający
międzynarodowy  projekt  zagrania  kompozycji  Fryderyka  Chopina  przed
publicznością zgromadzoną w miejscach szczególnie naznaczonych historią. Główni
bohaterowie tego dokumentu to trzej pianiści: Leszek Możdżer, znany polski muzyk
jazzowy, Jae-Yeon Won z Korei Południowej, laureat Międzynarodowego Konkursu
Pianistycznego im.  Ferruccio  Busoniego w 2017 r.  oraz  Fares  Marek Basmadji,
Syryjczyk  polskiego  pochodzenia,  były  pianista  koncertowy  (m.in.  uczestnik  XVI



Międzynarodowego Konkursu Pianistycznego im.  Fryderyka Chopina w 2010 r.),
obecnie pracujący w Anglii jako programista.

Mimo  geograficznego  i  kulturowego  oddalenia,  łączy  ich  pasja  do  muzyki,
szczególnie  do  muzyki  Chopina,  którą  tym  razem  traktują  jako  narzędzie  do
osiągnięcia szlachetnych celów: „odczarowanie” miejsc związanych ze zbrodniami
wojennymi,  krwawymi  działaniami  militarnymi,  albo  tragicznymi  w  skutkach
politycznymi konfliktami, w wyniku których zginęły miliony ludzi oraz przyniesienie
ulgi  ludziom  dotkniętym  bezpośrednio  czy  pośrednio  tymi  tragediami.  Osnową
opowieści  są  obrazy  przedstawiające  te  miejsca  –  tory  kolejowe  do  byłego
nazistowskiego obozu koncentracyjnego w Auschwitz, potem zniszczone w wyniku
kilkuletniej wojny syryjskie miasto Aleppo czy most, który bardziej dzieli niż łączy
będące od 70 lat w stanie wojny Koreę Południową i Północną.

Jae-Yeon  Won  podczas  koncertu  w  Korei,  kadr  z  filmu  „Chopin.  Nie  boję  się
ciemności”



Most dzielący dwie Koree, kadr z filmu „Chopin. Nie boję się ciemności”
Pianiści  mają  przed  sobą  trudne  zadanie,  ale  podchodzą  do  niego  z  zapałem i
przekonaniem o magicznym działaniu muzyki Chopina. Leszek Możdżer, ćwicząc na
pianinie ustawionym na łące, gdzieś na mazurskim odludziu, twierdzi, że przeszłość
może być dla nas nauką, a muzyka posiada moc uzdrawiania rzeczywistości i przez
to  stworzenia  jej  lepszej  wersji.  Opowiada  o  sile  wytwarzanego podczas  grania
rezonansu, który działając na człowieka przynosi spokój i harmonię. Fares Marek
Basmadji,  pokazany przy instrumencie w swoim londyńskim mieszkaniu,  poprzez
koncert w Bejrucie chce zwrócić uwagę świata na los uchodźców (historia związana
z tym miastem przynosi  dodatkowy poziom odniesienia).  Jae-Yeon Won,  którego
oglądamy w jeszcze innej  scenerii,  na sali  koncertowej,  wierzy w terapeutyczne
działanie muzyki i  ma nadzieję muzyką pomóc ludziom ukoić ich ból, choćby na
chwilę. Czy im się to udaje? Na samym początku filmu dowiadujemy się, że został on
zrealizowany w 2020 r. podczas trwającej pandemii, której ograniczenia w widoczny
sposób  narzuciły  formę  całego  projektu.  W  momencie  kulminacyjnym,  każdy  z
pianistów gra ten sam utwór Chopina, Scherzo No. 3 cis-moll, Op. 39, dla bardzo
skromnej garstki słuchaczy w otwartej przestrzeni. Ich reakcja może pomóc ocenić
sukces projektu. W końcu „ratując jedno życie, ratujesz cały świat”.



Fares Marek Basmadji podczas koncertu w Bejrucie, kadr z filmu „Chopin. Nie boję
się ciemności”
Film stara się zwrócić uwagę na uniwersalność przedstawionych losów i sytuacji
pokazując podobieństwa, np. w doświadczeniu wojennej traumy, która przechodzi na
kolejne pokolenia,  czy też w emigracyjnym losie i  wielokulturowym pochodzeniu
Chopina i Basmadjiego. Pewne paralele pokazuje przez zestawienie wizualne, np.
drutu  kolczastego  wokół  Auschwitz  z  podobnym,  ustawionym  przy  granicy
koreańskiej  albo  z…  pięciolinią.  Z  drugiej  strony,  pokazuje  kontrasty,  które
uwypuklają koszmar historii:  czyste,  zadbane angielskie miasto z jednej strony i
gruzy w Aleppo i slumsy z uchodźcami syryjskimi w Libanie z drugiej, albo rozdźwięk
między  pięknem  natury  a  surowym  wnętrzem  obozowych  baraków.  Elementem
scalającym film jest muzyka, nie tylko Chopina, ale także zaaranżowane przez Leszka
Możdżera  tło  muzyczne,  w  którym  zachodnia  melodyka  miesza  się  z
bliskowschodnimi rytmami i skalą pentatoniczną dawnych kultur Azji, podkreślając
tym samym jedność w różnorodności.

To przeplatanie i łączenie się historii i kultur znakomicie ilustruje scena, w której
Fares Basmadji przygotowuje się do koncertu i prezentuje do kamery haftowany w
tradycyjne  wzory  syryjskie  kaftan,  zaprojektowany  przez  jego  matkę,  Polkę.  Z
komentarza pianisty dowiadujemy się, że zawsze przywiązywała dużą wagę do tego,
by pielęgnował swoje korzenie, zarówno polskie, jak i syryjskie. Z namaszczeniem



wygładza piękny kaftan, a potem z równym skupieniem go zakłada, upewniając się,
że  dobrze  leży.  W tym przywiązaniu  do  tradycji  połączonym z  szacunkiem dla
historii,  muzyki,  słuchacza i  wreszcie dla podniosłości  chwili  jest  coś z nastroju
modlitwy.

Mnie jednak ciągle niepokoi myśl czy muzyka może pozytywnie wpłynąć na postawy
moralne. Od osiemdziesięciu lat zastanawiamy się nad tym, jak to możliwe, że ten
sam naród  wydał  kompozytora  „Wariacji  Goldbergowskich”  jak  i  barbarzyńców,
którzy zaplanowali i wprowadzili w życie niespotykane do tej pory ludobójstwo. Co
więcej, mordując innych, potrafili jednocześnie Bachem się zachwycać, wzruszać,
pewnie nawet grywać. Być może od muzyki możemy jedynie oczekiwać, że da nam
możliwość ucieczki, gdy „słowa już daremne”. A wartość filmu leży między innymi w
tym, że inspiruje do tego, by dopisać jego dalsze odsłony, a przesłanie sprowadzić na
własne podwórko.

*

Film będzie można zobaczyć podczas 17 Festiwalu Polskich Filmów w Austin.

Więcej informacji na stronie festiwalu: https://www.austinpolishfilm.com/

Radość grania
Wywiad z Jakubem Kuszlikiem, laureatem IV nagrody i nagrody specjalnej za
najlepsze  wykonanie  mazurków  na  XVIII  Międzynarodowym  Konkursie
Pianistycznym im.  Fryderyka  Chopina.

https://www.austinpolishfilm.com/
https://www.cultureave.com/radosc-grania/


Jakub Kuszlik, fot. Karolina Sałajczyk
Bożena U. Zaremba:

Od  Konkursu  Chopinowskiego  upłynął  rok  i  podejrzewam,  że  ten  czas
upłynął pod znakiem bogatej działalności koncertowej i nagraniowej, czy też
obowiązków  medialnych.  Jak  Konkurs  zmienił  Pana  jako  artystę  i  jako
człowieka?

Jakub Kuszlik:

Z jednej  strony  po  tym Konkursie  zostało  bardzo  silne  wspomnienie  –  czasami
pozytywne, czasami negatywne związane z ogromnym stresem i presją – które w
jakimś stopniu wpływa na następne występy. Z drugiej strony na pewno świadomość
tego, że moje interpretacje muzyki Fryderyka Chopina zostały docenione, dodaje mi
pewności siebie w trakcie jej wykonywania, a dzielenie się nią z publicznością daje
mi jeszcze więcej radości. Ale tak naprawdę to ciężko odciąć sprawy zawodowe od
mojej osoby. Natomiast jeżeli mówimy o aspektach stricte wykonawczych, to ogrom
pracy, który jest ciężki do ogarnięcia i kwestia tego, że bardzo często powtarza się



wykonywane tego samego utworu otwiera nowe możliwości, żeby można go zagrać w
inny sposób, żeby się nim trochę bardziej pobawić, żeby poszukać czegoś więcej.

Urodził  się  Pan  w  Bochni.  To  małe  miasto  mające  niecałe  30  tys.
mieszkańców  o  tradycjach  kopalnianych.  Skąd  wzięło  się  Pana
zainteresowanie  muzyką  klasyczną?

Małe, ale o bardzo ciekawej historii. W Bochni znajduje się jedna z najstarszych
kopalni soli na świecie i razem z Wieliczką te dwa miasta przez wieki bardzo mocno
napędzały  gospodarkę  Królestwa  Polskiego.  Natomiast  jeżeli  chodzi  o  moje
zainteresowanie muzyką klasyczną, powiem szczerze, że moja historia jest bardzo
prosta.  Rodzice  posłali  mnie  do szkoły  muzycznej,  bo  wcześnie  rozpoznali  moje
zainteresowanie muzyką. Jako mały dzieciak, robiłem sobie własne „instrumenty”
muzyczne, np., perkusję z garnków [śmiech].

Powiedział Pan kiedyś, że zainteresowanie muzyką klasyczną nastąpiło przez
Chopina. O ile oczywiście pamięta Pan wrażenia z dzieciństwa, jak porówna
Pan odbiór jego muzyki przez małe dziecko a dorosłego człowieka?

To trudne pytanie, bo jako dziewięciolatek było mi pewno trudno myśleć w takich
kategoriach. Na pewno chłonąłem tę muzykę intuicyjnie, przez zmysły i po prostu
postrzegałem jej  piękno,  w jego najczystszej  postaci.  Chopin był  kompozytorem,
którego muzyka najbardziej  mnie pociągała  i  tak naprawdę przez pierwsze lata
edukacji muzycznej słuchałem tylko Chopina. Miał ogromny wpływ na kształtowanie
mojej wrażliwości. Natomiast teraz słucham jej z pełną świadomością.

Z Pana wypowiedzi wynika, że uczestnictwo w Konkursie nie było dla Pana
oczywiste. Dojrzewał Pan i do tej decyzji, i do wykonywania jego muzyki.

Generalnie mówiąc moja droga z Chopinem jest dość wyboista. Muzyka Chopina w
sensie  wykonawczym  zaczęła  mnie  pasjonować  dosyć  późno.  Wszechobecność
Chopina w Polsce może być na dłuższą metę męcząca i dużo pianistów ma z tym
problem. Byłem chyba ofiarą tego fenomenu, który może być nawet szkodliwy, bo
następuje „przemęczenie materiału”, a przecież na tej muzyce można się świetnie
nauczyć wielu rzeczy. Ona ma wartość nie tylko artystyczną, ale i pedagogiczną.
Mam wrażenie, że stosunkowo niedawno wróciłem do tej muzyki. Podszedłem do niej



na  nowo,  zacząłem szukać  głębiej,  postanowiłem odciąć  się  od  wzorców,  które
znałem i do których jestem przyzwyczajony, i znaleźć bardziej indywidualny język.
Myślę, że w moim przypadku była to jakaś metoda na sukces.

Co Pan ceni w muzyce Chopina?

Wiele rzeczy, ale przede wszystkim to, że jego muzyka jest bardzo szczera, płynie
prosto z serca.  Chopin nie próbował się wpisać w jakieś mody, czy szablony, które w
tamtych  czasach  istniały,  tylko  tworzył  muzykę,  która  odpowiadała  jego
przekonaniom i w stu procentach oddawała jego emocje. Z drugiej strony, bardzo
cenię  to,  jak  wspaniale  jest  napisana  warsztatowo.  Osiągniecia  w  dziedzinie
harmoniki  i  zaadoptowanie  polifonii  na  grunt  muzyki  stricte  romantycznej  są
niepowtarzalne i szalenie frapujące.

Jury Konkursu przyznało Panu też nagrodę specjalną za najlepsze wykonanie
mazurków. Wyraził Pan opinię, że „dla współczesnych ludzi, którzy nie mają
do  czynienia  z  rytmami  mazura,  kujawiaka  lub  oberka,  uchwycenie
taneczności tej formy jest bardzo trudne”. Dla nie-Polaka musi to być jeszcze
większym wyzwaniem. W jaki sposób można pomóc wykonawcy uchwycić tę
taneczność?

Tak, Polakom jest może łatwiej, bo, jak mówiłem muzyka Chopina jest wszechobecna
– dużo się o niej mówi, dużo słucha i zajmuje ona dużą część edukacji, więc jesteśmy
przyzwyczajeni do tego, jak te rytmy czy frazowanie powinno brzmieć. Tak, więc pod
tym względem Polacy mają przewagę. Natomiast dla osoby z zagranicy może to być
wyzwaniem. Najlepszą metodą jest obserwacja i  słuchanie jak najwięcej dobrych
wykonań.  Także słuchanie  oryginalnych tańców i  przyglądanie  się,  jak  te  ruchy
taneczne wyglądały. Kiedyś byłem na takiej świetnej adaptacji mazurków Chopina
wykonywanych na instrumentach tradycyjnych, ludowych. Była też grupa taneczna,
która  te  tańce  wykonywała  tak,  jak  kiedyś  faktycznie  wyglądały.  Poprzez  taką
świadomą obserwację jesteśmy w stanie dużo się nauczyć. Nawet oryginalne stroje
ludowe mogą być pewną formą inspiracji.



Jakub Kuszlik, fot. Karolina Sałajczyk
Dochodzi do tego kwestia pokoleniowa, bo dla współczesnych młodych ludzi
taniec, w takim rozumieniu, jest czymś w ogóle trudnym do ogarnięcia.

Oczywiście taniec współczesny nie ma nic wspólnego z tańcem sprzed 100 czy 200
lat.  To  też  jest  przeszkoda.  Ale  chciałem zaznaczyć,  że  sporo  tych  mazurków,
polonezów czy walców kompletnie nie nadaje się do zatańczenia. Trzeba pamiętać,
że tańce w muzyce Chopina są stylizacjami i trzeba uważać, żeby ta taneczność nie
zdominowała innych wartości artystycznych, jakie niosą te utwory – ich intymnego
języka muzycznego,  rozbudowanej  melodyki  czy  w przypadku późniejszych dzieł
także ich inteligentnie zaplanowanej formy i rozbudowanej polifonii.

Porozmawiajmy trochę o Pana debiutanckiej płycie z utworami Brahmsa i
Chopina. Utwory Chopinowskie to Mazurki z op. 30, Sonata h-moll op. 58 i
Fantazja f-moll op. 49, czyli utwory, które zagrał Pan na Konkursie. Dlaczego
akurat te kompozycje?

Muszę powiedzieć szczerze, że III etap Konkursu był dla mnie najłatwiejszy, czy



może najbardziej oczywisty z punktu widzenia wyboru repertuaru, bo te właśnie
utwory należą do moich ulubionych kompozycji Chopina. To była absolutna radość
wykonywać te utwory i kiedy znalazłem się w III etapie, bardzo się cieszyłem, że w
takim ważnym momencie mojego życia będę mógł właśnie je zagrać. Szczególnie
chyba Fantazję i Sonatę h-moll, bo mazurki lubię wszystkie. Są one taką niesamowitą
kopalnią świetnych pomysłów muzycznych. Zdecydowałem się na te z op. 30, bo
wydawało mi się, że najbardziej będą pasować programowo do Fantazji i Sonaty. W
tej  muzyce  czuję  się  znakomicie  –  uwielbiam jej  skomplikowaną  architekturę  i
zagadkowość, a próba ich rozczytania jest bardzo inspirująca.

A Brahms?

Moja fascynacja muzyką Brahmsa pojawiła się stosunkowo późno, pod koniec liceum,
ale  jak już  ją  poznałem,  to  mnie całkowicie  pochłonęła.  Brahms ma przepiękną
melodykę, panowanie nad ekspresją, a kulminacje w jego utworach powodują, że
zawsze, kiedy ich słucham, dostaję gęsiej skórki. Nieoczywistość w jego utworach
jest także szalenie intrygująca, szczególnie w późniejszych jego kompozycjach, które
zdecydowałem się nagrać. Pod względem technicznym są to w sumie proste utwory,
ale  ponieważ  tych  nut  jest  mało,  trzeba  się  niezmiernie  starać,  żeby  stworzyć
niesamowity, nietuzinkowy klimat. Odczuwałem nieopisaną radość, kiedy zacząłem
pracować nad tymi utworami i dlatego zdecydowałem się umieścić je na płycie. W
wyborze repertuaru na płytę chciałem też zaznaczyć, że twórczość Brahmsa była w
pewnym stopniu inspirowana kompozycjami Chopina. Dowodem na to może być na
przykład napisane przez  niego w wieku siedemnastu lat  Scherzo es-moll  op.  4.
Brahms też jest autorem np. transkrypcji Etiudy op. 25 No. 2 Chopina, którą w
zasadzie przerobił na etiudę sekstową. Przez moje nagranie chciałem zwrócić uwagę
na te powiązania.

Kiedy dostaje Pan tych dreszczy podczas słuchania muzyki – na żywo czy też
odtworzoną  w  radiu,  na  płytach  kompaktowych  albo  winylowych,  które
przeżywają ostatnio renesans?

Różnica w odbiorze jest gigantyczna, i nie jest to tylko kwestia tylko mojego odbioru.
Robiono  na  przykład  eksperymenty,  w  których  podawano  jurorom  Konkursu
Chopinowskiego dokładnie to samo nagranie, którego wcześniej słuchali na żywo i



ich oceny były diametralnie odmienne. Wydaje mi się, że słuchanie muzyki na żywo
ma największą wartość. Wtedy powstaje taki indywidualny most między artystą a
słuchaczem, tworzy się charakterystyczny klimat, którego tak naprawdę nie jest się
w stanie oddać na płycie. Koncerty zawsze są największymi wydarzeniami dla mnie
jako artysty. To one sprawiają, że chcę grać lepiej.

Przeszedł Pan przez kilku znakomitych pedagogów. Jak Pan powiedział w
wywiadzie  dla  Polskiego  Radia  Chopin,  prof.  Olga  Łazarska  ze  Szkoły
Muzycznej  II  Stopnia  w  Krakowie  dała  panu  fundamenty  techniki
pianistycznej i podstawy muzyki w ogóle, natomiast prof. Katarzyna Popowa-
Zydroń  z  Akademii  Muzycznej  w  Bydgoszczy  pomogła  Panu  stworzyć
„nadbudowę”. Czy mógłby Pan coś więcej powiedzieć o znaczeniu tych dwóch
aspektów edukacji muzycznej?

Żeby wykonanie jakiegokolwiek utworu miało sens i było atrakcyjne dla słuchacza,
oba  aspekty  są  naprawdę  kluczowe  i  niezbędne.  Im  wcześniej  zacznie  się
opanowywać  podstawowe  umiejętności,  tj.,  odpowiednie  zrozumienie  stylu,
umiejętności frazowania czy kwestie związane z biegłością gry na instrumencie, tym
artysta ma potem większą swobodę, żeby móc pracować nad tym drugim aspektem.
O nich trzeba zawsze pamiętać zwłaszcza w momencie,  kiedy zaczynamy łamać
zasady i szukamy bardziej indywidualnego języka muzycznego. Są to oczywiście lata
praktyki i mozolnej pracy i ludzie, którzy jadą na Konkurs Chopinowski mają te dwa
aspekty w bardzo mocnym stopniu rozwinięte. Bez tych podstaw uczestnictwo w tym
Konkursie jest praktycznie niemożliwe.

Czy jest Pan tradycjonalistą, czy też ciągnie Pana do zerwania z zasadami?

Wydaje  mi  się,  że  nie  da  się  grać  idealnie  według  zasad,  bo  wtedy  wszyscy
gralibyśmy w jednakowy sposób. Byłoby to strasznie nieatrakcyjne i nieciekawe. Cała
idea koncertu, występu na żywo straciłaby sens. Jestem najbardziej za tym, żeby
eksperymentować, jednocześnie pamiętając o tym, że kompozytor miał jakiś zamysł,
żeby  jego  utwór  brzmiał  w  taki,  a  nie  inny  sposób,  więc  trzeba  mieć  do  tego
szacunek. A więc eksperymentować, ale z szacunkiem.



Jakub Kuszlik, fot. Karolina Sałajczyk
Proszę powiedzieć coś o pianistach, którzy byli i są dla Pana inspiracją.

To temat rzeka! Czerpanie inspiracji, obserwowanie jest bardzo ważnym elementem
edukacji artystycznej i także elementem rozwoju dojrzałego artysty, na tym etapie
może nawet ważniejszym niż lekcje i ćwiczenie. Nie mówię, że one nie są ważne, ale
taka obserwacja potrafi dużo zmienić. Staram się słuchać szerokiego grona artystów.
Nie ograniczam się do kilku nazwisk, raczej szukam najlepszego wykonania danego
utworu, które najbardziej mi odpowiada z takich czy innych względów. Czasem jest
to  nawet  kwestia  tylko  poszczególnych  fragmentów.  Na  przykład  u  Kristiana
Zimermana  cenię  sobie  jego  poczucie  humoru.  Jest  on  pod  tym  względem
ewenementem na arenie międzynarodowej. U Marthy Argerich podziwiam szczerość
wyrazu, spontaniczność i  żywiołowość. W jej  wykonawstwie jest magia.  Podobne
wrażenie mam w stosunku do Seong-jin Cho, zwycięzcy przedostatniego Konkursu
Chopinowskiego. A u [Grigorija] Sokołowa fascynuje mnie zwłaszcza jego wykonania
utworów  Jean-Philippe  Rameau.  Uwielbiam  jego  artykulację  i  ozdobniki,  które
wykonuje  z  niezmierną  precyzją,  a  poza  tym  jego  umiejętność  tworzenia



niesamowitego  klimatu  i  pomysłowość  jego  interpretacji  są  bardzo  oryginalne  i
jedyne w swoim rodzaju.

Niedawno powstał  film pt.  „Chopin.  Nie  boję  się  ciemności”  z  udziałem
trzech międzynarodowych pianistów, który pokazuje, jak muzyka klasyczna
może  zmieniać,  albo  przynajmniej  próbować  zmieniać  świat.  Czy  według
Pana muzyka powinna spełniać jakieś wyższe cele oprócz czystej sztuki czy
rozrywki?

Odpowiedź na to jest  dość jasna.  Jeżeli  spojrzymy na historię muzyki,  to  już w
starożytnej Grecji muzyka spełniała gamę różnych ról – edukacyjną, resocjalizacyjną,
czy też była medium do przekazywania myśli filozoficznych. W dzisiejszych czasach
istnieje coś takiego jak muzykoterapia, czyli muzyka spełnia rolę terapeutyczną. Gdy
się  źle  czujemy  i  chcemy  sobie  poprawić  humor,  puszczamy  sobie  jakiś  utwór
muzyczny. Podobna kwestia z muzyką rozrywkową. Warto też dodać, że niektóre
piosenki potrafiłyby być nośnikami idei czy sprzeciwu przeciwko porządkowi świata.

Czy słucha Pan muzyki jako tło, czyli tzw. „background music”?

W czasach szkolnych, tak – puszczałem sobie muzykę Bartoka czy Ravela, bo mnie
bardzo wtedy interesowała, jednocześnie ucząc się albo po prostu robiąc coś innego.
Potem przestało mi się to podobać, może dlatego, że nie byłem w stanie się skupić na
niczym. Kiedyś czytałem opracowanie naukowe, że muzyka może właśnie w taki
sposób  działać  na  wykształconych  muzyków.  Teraz  staram  się  usiąść,  założyć
słuchawki na uszy i skoncentrować się na słuchaniu.

*

Angielska  wersja  wywiadu  jest  dostępna  na  stronie  Chopin  Society  of
Atlanta, które przyznało Jakubowi Kuszlikowi specjalną nagrodę dla najlepiej
uplasowanego  polskiego  uczestnika  Konkursu  Chopinowskiego:
http://chopinatlanta.org/jakub-kuszlik-interview-2022.html

Recitale Jakuba Kuszlika w Stanach Zjednoczonych jesienią 2022 r:

http://chopinatlanta.org/jakub-kuszlik-interview-2022.html


5.11.                 Paderewski Festival, Park Ballroom, Paso Robles, Kalifornia

6.11.                 Colburn School of Music, Thayer Hall, Los Angeles, Kalifornia

11.11.               Polish & Slavic Center, Brooklyn, Nowy Jork

19.11.               Chopin Society of Atlanta, Atlanta, Georgia

Oficjalna strona artysty: www.jakubkuszlik.pl

*

Zobacz też:

Chopin zdobywa Atlantę

Rozpalanie iskry

http://chopinatlanta.org/events.html
http://www.jakubkuszlik.pl
https://www.cultureave.com/chopin-zdobywa-atlante/
https://www.cultureave.com/rozpalanie-iskry/

