
Reminiscencje
chopinowskie
20 października 2021 r. zakończyły się przesłuchania
finałowe XVIII Międzynarodowego Konkursu
Pianistycznego im. Fryderyka Chopina. Laureatów wyłoniło
siedemnastoosobowe, międzynarodowe jury pod
przewodnictwem prof. Katarzyny Popowej-Zydroń.
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Koncert Laureatów XVIII Konkursu Chopinowskiego w Sali
Koncertowej Filharmonii Narodowej. Na zdjęciu: Bruce (Xiaoyu)
Liu (Kanada), zdobywca I nagrody, fot. Wojciech Grzędziński,
Warszawa, 23 października 2021 r.
Marek Drewnowski (Polska)

Konkursy są prawie jedyną drogą do stania się zawodowym
muzykiem, więc nie będę podważał celowości ich istnienia.
Zwracam jedynie uwagę na ograniczenia – tak bardzo istotne w
przypadku muzyki Fryderyka Chopina. Ostatni konkurs miał
świetną oprawę medialną, radio, telewizja, Internet były
wszędzie. Miał też wielką rzeszę rozentuzjazmowanych
melomanów, śledzących zmagania pianistów. Pojawił się w chwili



wielkiego zapotrzebowania na muzykę po wyłączeniu na prawie
dwa lata ośrodków kultury i sal koncertowych. W ostatnim
konkursie znalazla się wielka liczba nadzwyczajnych talentów, i
to w dodatku bardzo młodych, siedemnastolatków, świetnych
technicznie, nastolatków grających bez kompleksów z
temperamentem i inteligencją. Młodzi chopiniści byli doskonale
przygotowani, poziom był wyrównany, decydowały ułamki
punktów.

Powszechnie znanym faktem było, że poważna część uczestników
polskich i zagranicznych była, albo uczniami członków jury, albo
pobierała przed konkursem lekcje, czy uczestniczyła w Master
Class. Ludzki pierwiastek drzemie w każdym z nas i w każdej
profesorskiej głowie, a wiadomo, że bliżsi serca są na pewno
uczniowie, czy kursanci. W końcu każdy z jurorów ma zaróno
potężne ego jak i ukryte poczucie rywalizacji z kolegami, też z
potrzebą sukcesów. Ale nie tylko chodzi o rywalizację czy
potrzebę sukcesów, ale także o profity, które za tym stoją. Nie
dziwię się, że większość uczestników konkursu usiłowała
pomagać sobie poprzez kontakty z Jurorami. Pianiści zabiegali o
lekcje czy kontakt z tym czy innym profesorem, jeździli na
Master Class, słuchali ich nagrań. Kalkulowali i kontrolowali
gusta jurorów i szukali takich rozwiązań, aby się podobać.
Pragnienie sukcesu determinowało ich logikę i nie zawsze
wychodziło im to na dobre.



Wiadomo, że każdy z profesorów ma inną psychikę i estetykę.
Zostawia to w głowach nieopisany mętlik. Jak tu zagrać, aby
wszystkim się spodobać. Trudno wybrać, jak trzeba grać, aby
osiągnąć sukces, a wiadomo, że dla polskiego pianisty sukces czy
porażka oscylują między „życiem a śmiercią”, po porażce trudno
jest myśleć o przyszłości i o swoim życiu. Sukces daje inne
perspektywy.

Przesłuchałem kilku uczestników, którzy posiadali interesujące
osobowości. Osobowości poszukujące swojego stylu, wychodzące
z utartych ścieżek, czy przekorne indywidualności, które nie
znalazły akceptacji w oczach Jury. Obecnie mamy dostęp
internetowy do wszystkich nagrań, można więc przesłuchać,
porównać i mieć swoje niezależne zdanie. Byłem zdziwiony tym,
że większość laureatów była związana z profesorami i członkami
Jury. Słuchając pianistów miałem dziwne wrażenie, że uczestnicy
nie chcieli za bardzo się „wychylać”, aby nie narazić się tym
jurorom, którzy nie lubią dużych emocji. Dlatego ich
powściągliwość w wykonywanych utworach budziła moje
zdziwienie. Czy chodziło o to, aby bezkonfliktowo, płynnie
przechodzić z etapu na etap? Albo czy chcieli się zbliżyć do
„wzorców”? Ale gdzie są te wzorce, u kogo je znaleźć? Czy
posiadali kompleks Pogorelicha? Znam studentów, którzy
opuszczają cynicznie swoich oddanych pedagogów, dla tych,
którzy zasiadają, albo mają zasiąść w Jury, kalkulując, że będą
mieli więcej szans na zrobienie kariery. Z pewnością taka



niewierność się opłaci.

Narodowy Instytut Fryderyka Chopina powinien zmienić Statut
Konkursu. Powrócić do korzeni. Obecny Konkurs traci swój etos
od czasu interwencji Marty Archerich po odrzuceniu
Pogorelicha, który obecnie jest jednym z największych muzyków.
W tym konkursie zabrakło takiego autorytetu. Do jury powinno
się zapraszać wybitnych pianistów, znawców, chopinistów,
niezależnych od nauczania, autorytetów muzycznych,
dyrygentów, kompozytorów artystów niezależnych również od
szkolnictwa, wolnych muzyków. Sławę i prestiż Konkursu
Chopinowskiego w przeszłości tworzyli bez wątpienia jego
Jurorzy (także honorowi), goście specjalni i członkowie
komitetów honorowych. Wymienię tu najważniejsze postaci
kultury światowej ubiegłego i tego stulecia. Witold Maliszewski,
Aleksander Michałowski, Henryk Melcer, Karol Szymanowski,
Marguerite Long, Maurice Ravel, Witold Lutosławski, Bruno
Seidlhofer, Wilhelm Backhaus, Artur Rubinstein, Carlo Zecchi,
Arturo Benedetti-Michelangeli, Stefan Askenaze, Dmitri
Kabalevsky, Jarosław Iwaszkiewicz, Paul Badura-Skoda, Nikita
Magaloff, Mieczysław Horszowski, Kazimierz Kord, Nelson
Freire, Mirosław Bałka, Norman Davis, Krzysztof Penderecki, JIri
Kylian, Andrzej Wajda i Tomas Venclova. Niektórzy z nich nie
tylko zasiadali w Jury, ale przy okazji dawali publiczne koncerty.
Bardzo ciekawym rozwiązaniem doboru Jury było zapraszanie
kompozytorów, dyrygentów, teoretyków, literatów a nawet



filmowców. Na przykład w Jury zasiadali: Maurice Ravel, Karol
Szymanowski, Nadia Boulanger.

Obecny skład Jury budził wątpliwości, jak już wspomniałem,
eksponowaniem swoich studentów. Kandydaci „niezależni” mieli
mniejsze szanse sukcesu. A brało udział wielu niezwykle
ciekawych osobowości, które odpadały w poszczególnych
etapach, nie wiadomo dlaczego. Należałoby też ustalić programy
konkursów, tak jak bywało to wcześniej. Obecny program budził
zastrzeżenia. To takie mydło i powidło. Należałoby przywrócić
klasyczny repertuar, w którym uczestnicy będą mogli być
porównywani w tych samych utworach. Mam nadzieję, że nie
powróci zasłona z drewnianych żaluzji, aby nie widzieć
pianistów, tak jak to odbyło się na 4 konkursie w 1949 roku w 1 i
2 etapie. A może powinna powrócić? Jeszcze inną innowację
podpowiem. Należy dać do oceny chociaż jeden głos
publiczności. Nasza publiczność zna Chopina na pamięć i
doskonale zdaje sobie sprawę, kto ma talent, a kto jest
popychany i to z właściwego klucza. Artur Rubinstein mówił, że
jak gra Chopina czuje w jego muzyce „polską dumę”. W tym
konkursie „polskiej dumy” nie było. Fryderyk Chopin, nasz wielki
Rodak, musi mieć również swój nieskazitelny, kryształowy
Konkurs, odpowiedni do wysokości Jego Geniuszu.



*

Wywiad z pianistą Markiem Drewnowskim:

Rytm serca i jasność umysłu

Wywiad z jedną z jurorek XVIII Konkursu Chopinowskiego
– Diną Yoffe:

Chopin odpowie miłością

Kobiety w polskiej
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muzyce i muzykologii
Z Danutą Gwizdalanką rozmawia Jolanta Łada-Zielke (Hamburg)

Danuta Gwizdalanka, fot. Krzysztof Meyer
Danuta Gwizdalanka, absolwentka muzykologii i filologii
angielskiej na Uniwersytecie im. Adama Mickiewicza w
Poznaniu, obroniła w 1990 roku pracę doktorską pod tytułem
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„Aspekty brzmieniowe kwartetów smyczkowych Beethovena”. W
latach 1981-1991 pracowała w Teatrze Wielkim w Poznaniu i w
Akademii Muzycznej im. Feliksa Nowowiejskiego w Bydgoszczy.
W 1995 roku prowadziła seminarium „Muzyka polska po 1945
roku” na Uniwersytecie Michigan w USA. W latach
osiemdziesiątych podjęła jako pierwsza w Polsce temat ekologia
muzyki, tłumacząc esej R. Murraya Schafera „The Music of the
Enviroment”, na podstawie którego powstała jego praca „Tuning
of the World”. W 1999 roku ukazała się jej książka  „Muzyka i
polityka”. Gwizdalanka jest autorką biografii Mieczysława
Weinberga, Witolda Lutosławskiego i Karola Szymanowskiego, a
także przewodnika po muzyce kameralnej. Współpracuje z
magazynem „Ruch Muzyczny” oraz z Wyższą Szkołą Muzyczną i
Teatralną w Hamburgu przy projekcie MUGI (Musik und Gender
im Internet), dla którego opracowała biografie Zofii Lissy,
Krystyny Moszumańskiej-Nazar, Marii Szymanowskiej i Eugenii
Umińskiej. Danuta Gwizdalanka jest żoną kompozytora
Krzysztofa Meyera.

Pani książka Muzyka i płeć (Kraków, 2001) była pierwszą
polską publikacją opisującą udział kobiet w historii
muzyki. Monografię muzyki polskiej wydaną w stulecie
odzyskania niepodległości (ukazała się ona już po
polsku[1], po angielsku[2], a teraz czeka na wydanie
niemieckie, które zamyka rozdział Herstoria, czyli zasługi
kobiet w owym stuleciu). Od czasu do czasu pisuje się w



Polsce na ten temat, ale spojrzenie na dzieje muzyki ze
specyficznie kobiecej perspektywy pojawiło się tu późno.
Jest też tematem rzadko poruszanym – inaczej niż to się
dzieje w Niemczech, w Anglii czy w Stanach
Zjednoczonych. Skąd to opóźnienie – i właściwie brak
zainteresowania tym tematem?

Mówiąc najprościej – z braku potrzeby, bo chociaż sytuacja
Polek, które śpiewały, grały i komponowały nie różniła się
zasadniczo od położenia ich zachodnioeuropejskich koleżanek, to
w muzykologii – a to ona bada historię muzyki i opowiada o niej –
różnica była ogromna.

Zacznijmy więc od muzykologii. To niewątpliwie budujący
fakt, że od początku XX stulecia aż tyle Polek zajmowało
się muzyką od strony naukowej, a nie tylko jako pianistki i
śpiewaczki.

Przede wszystkim były to zdolne Lwowianki. Proszę sobie
wyobrazić, że już w 1926 roku asystentką na muzykologii we
Lwowie została kobieta – Maria Szczepańska. Właściwie nic w
tym dziwnego, bo należała do pierwszych absolwentów tego
kierunku, chociaż raczej należałoby powiedzieć – absolwentek:
były to dwie kobiety i ksiądz. W Krakowie do grona piątki
wykładowców pierwsza pani dołączyła w 1935 roku. I znów – nie
było w tym nic aż tak nadzwyczajnego, bo przed wojną na



Uniwersytecie Jagiellońskim habilitowało się 15 kobiet, w tym 2
na muzykologii. W Niemczech – sytuacja, na którą przyszło
czekać zdolnym absolwentkom tego kierunku trwała jeszcze
długie, długie lata.

Tytuły tytułami, ale potem stanowiska kierowników katedr
i tak otrzymywali mężczyźni?

Owszem, w Niemczech i innych krajach europejskich, ale nie w
Polsce. W Warszawie muzykologią kierowała Zofia Lissa –
wybitna naukowczyni  i to na skalę międzynarodową. Stała na
czele muzykologii od 1949 roku do 1975. Po niej nastały kolejne
panie (Anna Czekanowska, Zofia Helman), w latach 1996-1998
był zaledwie dwuletni okres, gdy kierowanie Instytutem
Muzykologii powierzono mężczyźnie (Mirosław Perz) i znowu
wróciły rządy kobiece. W Krakowie, po śmierci założyciela
muzykologii na Uniwersytecie Jagiellońskim, czyli Zdzisława
Jachimeckiego, jego stanowisko przejęła Stefania Łobaczewska i
kierowała krakowską katedrą przez dziesięć lat, aż do śmierci.
Potem kierowały nią następne muzykolożki, wśród nich Elżbieta
Dziębowska – w dodatku redaktor naczelna wielotomowej
Encyklopedii Muzycznej PWM; kolejna funkcja, na którą żadna
kobieta nie miała wtedy szans w jakimkolwiek
zachodnioeuropejskim państwie. I to trwa aż do dzisiaj: zarówno
w kadrach jak i na stanowiskach kierowniczych w muzykologii
wyraźnie dominują kobiety. Trudno więc się chyba dziwić, że



poczucie dyskryminacji z racji płci nie bardzo mogło dojść do
głosu w tym środowisku.

Jak doszło do tego, że zainteresowała się Pani tym
tematem, w efekcie czego powstała książka Muzyka i płeć?

Moje zainteresowanie było wynikiem małego szoku. Doznałam
go, oglądając listę wykładowców muzykologii w Kolonii, a potem
patrząc pod tym kątem na inne niemieckie ośrodki. Kobiety 
stanowiły tam – i to jeszcze w latach dziewięćdziesiątych –
margines! Dla mnie było to niezrozumiałe i stąd wynikło
zaciekawienie owym egzotycznym wtedy jeszcze w Polsce
wątkiem „genderowym”, a w efekcie wyszła książka Muzyka i
płeć. Zresztą muszę przyznać, że przyjęto ją z umiarkowanym
zainteresowaniem. Mniej więcej w tym samym czasie
opublikowałam książkę Muzyka i polityka, która wzbudziła
znacznie większy rezonans i szybciej wyczerpał się nakład. A
Muzyka i płeć traktowana była jak ciekawostka na temat, który
wtedy obchodził jeszcze niewielu.

Po lekturze książki  Muzyka i płeć doszłam do wniosku, że
kobiety, które wbrew przeciwnościom i konwenansom
zostały dyrygentkami i kompozytorkami, musiały włożyć o
wiele więcej wysiłku w swój rozwój zawodowy niż
mężczyźni. Niektóre rezygnowały ze szczęścia osobistego,
aby poświęcić się muzyce, tak jak Antonia Brico,



przypomniana niedawno w filmie Marii Peters Dyrygentka.
Ale są też panie, którym udało się pogodzić jedno z
drugim?

Tak, na przykład Grażyna Bacewicz  sama mawiała żartobliwie o
wewnętrznym „motorku”, który napędza ją niespożytą energią. 
Było to konieczne, bo jej działalność naprawdę wymagała
sporego nakładu energii. Nie ma innego wyjścia dla kobiet, które
chcą zawodowo zajmować się muzyką i mieć rodzinę. Bez tego
„motorka” brakuje motywacji i siły, żeby to wszystko ogarnąć.



Maria Szymanowska, ok. 1830 r., Muzeum im. Adama
Mickiewicza w Paryżu, fot. wikimedia commons



Geażyna Bacewicz, fot. wikimedia commons

Utwory Grażyny Bacewicz grywano w Niemczech. Czy inne
polskie kompozytorki też są znane u naszych zachodnich
sąsiadów? 

Niektóre z nich stały się znane, ale trudno w tym wypadku
mówić o sławie. Można powiedzieć, że dowiedziano się o ich
istnieniu, i że doczekały się zainteresowania dzięki nagrodom
zdobytym w konkursie dla kompozytorek w Mannheim, w którym



z powodzeniem  uczestniczyła (z dość licznego grona Polek)
między innymi Krystyna Moszumańska-Nazar. Ów konkurs był
inicjatywą pionierską, mającą zachęcić kompozytorki do
wchodzenia w życie muzyczne, w dziedzinie faktycznie
zdominowanej wówczas prawie całkowicie przez mężczyzn.
Dzisiaj kobiety wprawdzie nadal są mniejszością, ale – wyraźnie
rosnącą. W tej chwili najbardziej znaną polską kompozytorką w
Niemczech jest Agata Zubel.

W „tabeli kompozytorów“ Petera Heilbuta, czyli
chronologicznym zestawieniu nazwisk i dat życia twórców z
różnych krajów, pojawia się tylko jedna Polka, Elżbieta
Sikora i to w doborowym towarzystwie Sofii Gubaiduliny,
rosyjskiej kompozytorki zamieszkałej w Niemczech.

To miło, bo Elżbieta Sikora, to znakomita kompozytorka.
Dlaczego jednak tylko ona? Trudno mi powiedzieć. Sikora
mieszkała i działała przez długi czas w Paryżu i może Heilbut
akurat o niej usłyszał? Kiedy trzeba dokonywać wyborów w
materiale tak obfitym, trudno czasem o konsekwencję, a na
pewno  – o wyczerpanie tematu.

W 1975 roku pierwsza polska dyrygentka Agnieszka
Duczmal otrzymała wyróżnienie na odbywającym się w
Berlinie Zachodnim  IV Międzynarodowym Konkursie
Dyrygentów im. Herberta von Karajana. A on powiedział na



konferencji prasowej w 1979 roku, że kobiety nadają się
nie do orkiestry, lecz do kuchni. Jego wypowiedź
przytoczyła Pani w książce Muzyka i płeć.  Z czego Pani
zdaniem wynika ta niechęć mężczyzn do kobiet
zajmujących się muzyką, z którą spotykamy się nawet
dzisiaj?

Odpowiedź za to pytanie wymagałaby potężnego eseju.
Ograniczę się zatem do dwóch uwag – bardzo poważnej i może
mniej, ale na pewno nie pozbawionej sensu.

Pierwsza: w patriarchalnym społeczeństwie kobiety są
podporządkowane mężczyznom. Grają w orkiestrze? To dobrze,
skoro muszą. Siadają przy fortepianie jako solistki? To też można
znieść, zwłaszcza jeśli grają ładnie i porywająco. Ale stanąć
przed orkiestrą i kierować zespołem, w dodatku w znacznej
mierze męskim? To było jeszcze niedawno temu wręcz
niewyobrażalne. Wystąpić z symfonią, albo operą, stając w
szranki w roli „twórcy” z postaciami tak symbolicznymi jak
Beethoven lub Wagner? To też dla wielu było nie do
zaakceptowania i to na tej samej zasadzie, na jakiej kobietę w
banku albo ministerstwie można było sobie wyobrazić w roli
sekretarki, ale już nie dyrektora, a co dopiero ministra.

A teraz drugi kierunek szukania odpowiedzi, podpowiedziany mi
zresztą kiedyś przez znajomego dyrygenta: zarobki są za dobre,



by oddawać je paniom. Proszę zauważyć: kobiety dopuszcza się
do zawodów, które nie wabią samców alfa ani prestiżem, ani
oszałamiającymi honorariami. I to też nie jest sytuacja znana
tylko wśród muzyków.

Wracając do wątku Agnieszki Duczmal, to powyższe
wyróżnienie nie było jej jedynym znaczącym sukcesem?

Nie. Dwa lata później Duczmal założyła orkiestrę w Poznaniu i
kieruje nią do dzisiaj na zmianę z córką, która przejęła po niej
pałeczkę, a ściślej mówiąc batutę. Znane są dynastie
dyrygentów, a to byłaby pierwsza na świecie dynastia
dyrygentek.



Agnieszka Duczmal, fot. Jarosław Roland Kruk, wikimedia
commons



Elżbieta Sikora, fot. wikimedia commons

Jedną z bohaterek książki Muzyka i płeć jest Maria
Szymanowska (1798-1831), która w czasach
niesprzyjających kobiecej emancypacji przejawiała daleko
idącą samodzielność. Obecnie pracuje Pani nad jej
obszerną biografią. Na jakim jest Pani etapie?

W tej chwili porządkuję zebrane materiały i szukam odpowiedzi
na kluczowe pytania, jakie pojawiły się w trakcie pracy. Jednym z



nich jest to, co naprawdę skłoniło Marię Szymanowską do
wyruszenia w świat w roli wirtuozy fortepianu. Ona sama
wielokrotnie mówiła, a i pisała – co pozwalało potem na skrzętne
cytowanie jej słów – że zdecydowała się na ów krok po rozwodzie
z mężem, chcąc tym sposobem zarobić na utrzymanie dzieci.
Miała ich trójkę – dwie córki i syna. Tymczasem ja nie bardzo
wierzę w to, że taka była jej główna motywacja. Nie wierzy w to
również Doris Bischler, autorka znakomitej pracy doktorskiej o
Szymanowskiej wydanej przed paroma laty w Berlinie. A czemu?
Bo wygląda na to, że Szymanowska po prostu chciała spróbować
„bycia gwiazdą” i  zwiedzić świat. Osiągnąwszy trzydziesty rok
życia, zapragnęła przeżyć niezwykłą przygodę, podbijając
europejskie stolice jako pianistka porównywana z największymi
ówczesnymi gwiazdami, oczywiście – mężczyznami. W tych
czasach – życzenie skrajnie ekstrawaganckie.

W początkach XIX wieku kobiety – z wyjątkiem śpiewaczek – nie
bywały zawodowymi muzykami. Miały siedzieć w domu i
zajmować się dziećmi oraz mężem. Ona natomiast mówiła o
konieczności zarabiania na dzieci dając do zrozumienia, że
postanowiła samodzielnie je wychowywać, nieomal bez wsparcia
ani pomocy męża. Tymczasem dzisiaj, gdy czytamy listy od niej i
do niej odkrywamy, że kiedy mama ruszyła w świat, dzieci
zostały w podwarszawskim majątku ojca. Pretekst był więc
sprytny i pozyskiwał jej sympatię,  bo w przeciwnym wypadku
zapewne budziłaby zdziwienie i zgorszenie.



Rzeczywiście była samowystarczalna i osiągała sukcesy. A
czy pojawił się w jej życiu jakiś autorytet muzyczny, który
wskazał jej właściwą drogę?

Nie w tym sensie, jak rozumielibyśmy to dzisiaj. W Warszawie
pod koniec XVIII wieku właściwie nie było wybitnych osobowości
muzycznych, bo czas rozbiorów i powstań nie sprzyjał sztuce.
Szymanowska nie miała więc szans na naukę u jakiegoś
wybitnego muzyka – na co mogłaby sobie zapewne pozwolić w
ówczesnym Wiedniu. Uczyła się więc u miejscowych pedagogów,
miała okazję podsłuchiwać znakomitych wirtuozów
przejeżdżających przez Warszawę w drodze do Rosji. Dopiero w
1819 roku zdarzyło się, że w Warszawie pojawił się Franz Xaver
Mozart – syn Wolfganga, znakomity pianista działający od lat we
Lwowie, który wyruszył w podróż koncertową. Wcześniej słyszał
o znakomitej warszawskiej pianistce, więc oczywiście postarał
się o to, aby nawiązać z nią znajomość. I uznał, że ma ona
wprawdzie wielki talent, ale… – i widocznie to „ale” dał jej do
zrozumienia. Parę miesięcy później Szymanowska wybrała się
więc do Drezna, by wziąć u niego kilka lekcji. Dzisiaj
powiedzielibyśmy, że pojechała na „kurs mistrzowski”.
Widocznie była na tyle rozsądna, by potraktować krytyczną
opinię Mozarta poważnie i postanowiła udoskonalić swoje
umiejętności. Całe jej postępowanie wskazuje zresztą na to, że
miała nie tylko wielką fantazję – ale także dar przewidywania i
rozsądnego planowania. Dla artystki (i nie tylko) –  to wymarzona



kombinacja.

Danuta Gwizdalanka, fot. Krzysztof Meyer
Wieloma mitamii legendami obrósł wątek przyjaźni Marii
Szymanowskiej z Johannem Wolfgangiem Goethe. Jak Pani
podchodzi do tego tematu?

Ostrożnie. Był to bowiem epizod w życiu Szymanowskiej, a
tymczasem z powodu wagi czy popularności osoby Goethego
oraz pewnego wiersza, nabrał wyjątkowego znaczenia. Ta



znajomość stała się bodaj najczęściej relacjonowanym
wydarzeniem z jej biografii. Zaczęło się w Marienbadzie, dokąd
Maria Szymanowska przyjechała w towarzystwie siostry i brata 8
sierpnia 1823 roku. Tydzień później Szymanowska i jej siostra
spotkały się z Goethem i  74-letni poeta miał wtedy okazję
posłuchać gry 34-letniej pianistki. Był zachwycony, a pamiątką
po ich spotkaniu stał się wiersz, zapisany w sztambuchu
pianistki. Szymanowska zbierała bowiem autografy – w tym
czasie zajęcie dość popularne. Ten wiersz wyrażał zachwyt dla
muzyki, która niesie ukojenie w cierpieniu, a sędziwy poeta
przeżywał wówczas uczucie do młodszej o 54 lata Ulryki von
Levetzow. I stąd owe słowa:

Pojednanie

                        Do Madame Marii Szymanowskiej

Namiętność męką! Któż da, by ucichło

To serce, które strat swych już nie zliczy?

Kędyż godziny, co zbiegły tak rychło?

Próżno czar kwitnął największej słodyczy!



Mrok w duszy, źródło natchnienia zmącono,

Świat wzruszeń świętych okrył się zasłoną.

Lecz oto skądeś powstaje muzyka,

Dźwięki splatając w tonów miliony;

Całą istotę ludzką wskroś przenika,

Aż duch jej wiecznym pięknem napełniony.

Łza wilży oko, a duszy żywiołem

Niebiańskie dobro dźwięków i łez społem.

I czuje serce z ulgą niespodzianą,

Że jeszcze bije, chce bić, by w ofierze

Za przeobfitą łaskę otrzymaną

Samo się oddać ochotnie i szczerze.

I w dziękczynieniu błogim się odsłania



Podwójne szczęście: dźwięków i kochania!

(przekład z niemieckiego Alina Świderska)

Wiersz ten trafił potem do Trylogii namiętności (Trilogie der
Leidenschaft), przez wielu uznanej za jedno ze szczytowych
osiągnięć romantycznej poezji niemieckiej. Tym sposobem,
opiewając muzykę jako pocieszycielkę, Goethe unieśmiertelnił
Szymanowską w środowisku pozamuzycznym. Przed paroma laty
ukazała się powieść Martina Walsera Ein liebender Mann, której
tematem jest owa ostatnia, marienbadzka miłość Goethego i
pisarz dwukrotnie wprowadził na jej karty Marię Szymanowską
wraz z pytaniem: czy muzyka emocje łagodzi czy raczej
ekscytuje?

Patrząc na pobyt w Marienbadzie z perspektywy Szymanowskiej
łatwo dostrzec, że dla niej samej ważniejsze i ciekawsze było
chyba tamtejsze spotkanie z kompozytorem i pianistą Václavem
Tomáškiem, skoro po to, by wspólnie z nim pograć, przedłużyła
dla niego pobyt w tym miejscu. No, ale to nie ma tej siły
medialnej co przeżycia sławnego poety poruszonego jej grą…

Dziękuję za rozmowę i czekam na ukazanie się książki.



Linki:

https://issuu.com/pwmedition/docs/stonasto_monografiabox_pl_p
romocja

https://www.amazon.de/Hundred-Years-Polish-Music-History/dp/
8322450192/ref=sr_1_7?__mk_de_DE=%C3%85M%C3%85%C5
%BD%C3%95%C3%91&dchild=1&keywords=Gwizdalanka&qid
=1621609848&sr=8-7

*

Zobacz też:

Chopin zabrzmi w sieci

Czy Sopot stanie się na powrót „Bayreuth Północy”?

https://issuu.com/pwmedition/docs/stonasto_monografiabox_pl_promocja
https://issuu.com/pwmedition/docs/stonasto_monografiabox_pl_promocja
https://www.amazon.de/Hundred-Years-Polish-Music-History/dp/8322450192/ref=sr_1_7?__mk_de_DE=ÅMÅŽÕÑ&dchild=1&keywords=Gwizdalanka&qid=1621609848&sr=8-7
https://www.amazon.de/Hundred-Years-Polish-Music-History/dp/8322450192/ref=sr_1_7?__mk_de_DE=ÅMÅŽÕÑ&dchild=1&keywords=Gwizdalanka&qid=1621609848&sr=8-7
https://www.amazon.de/Hundred-Years-Polish-Music-History/dp/8322450192/ref=sr_1_7?__mk_de_DE=ÅMÅŽÕÑ&dchild=1&keywords=Gwizdalanka&qid=1621609848&sr=8-7
https://www.amazon.de/Hundred-Years-Polish-Music-History/dp/8322450192/ref=sr_1_7?__mk_de_DE=ÅMÅŽÕÑ&dchild=1&keywords=Gwizdalanka&qid=1621609848&sr=8-7
https://www.cultureave.com/chopin-zabrzmi-w-sieci/
https://www.cultureave.com/czy-sopot-stanie-sie-na-powrot-bayreuth-polnocy/


Ignacy Paderewski –
patriota i filantrop

Koncert online na stronie: www.paderewski.fkis.org

Wtorek 29 czerwca 2021 r. godzina 20.00 CET/ 2 pm EST

*

We wtorek, 29 czerwca odbędzię się darmowy koncert online

https://www.cultureave.com/ignacy-paderewski-patriota-i-filantrop/
https://www.cultureave.com/ignacy-paderewski-patriota-i-filantrop/


poświęcony pamięci Ignacego Paderewskiego, zorganizowany
dla upamiętnienia 80 rocznicy śmierci Wielkiego Polaka.

Ignacy Jan Paderewski był obywatelem świata, mężem stanu,
dyplomatą, wirtuozem, kompozytorem, orędownikiem
niepodległej Polski, a przede wszystkim wielkim patriotą.
Odwoływał się do pracy dla wspólnej sprawy, wyższych ideałów i
jedności wszystkich Polaków. Ignacy Paderewski stanowi
przykład jak wiele może osiągnąć człowiek o skromnym
pochodzeniu, ale o wyjątkowych talentach, rygorystycznej etyce
pracy i dobrym sercu.

Koncert przybliży niedostatecznie znany etos dobroczynności i
filantropii Wielkiego Polaka, który rozdał większą część swojego
majątku wspierając zwłaszcza tych, którzy walczyli o wolność
Polski. Nie zabraknie również ciekawostek i mało znanych
materiałów archiwalnych udostępnionych między innymi przez
Instytut Piłsudskiego w Nowym Jorku, Muzeum Polskie w
Ameryce, Polskie Centrum Muzyki, USC Thornton School of
Music w Los Angeles.

Program koncertu prezentuje kunszt kompozytorów i podkreśla
jego narodowy charakter. W programie utwory F. Chopina i I.
Paderewskiego w wykonaniu klasycznym i interpretacje jazzowe
Krzysztofa Herdzina. W koncercie udział weźmie
zwyciężczyni Międzynarodowego Konkursu Chopinowskiego w



Warszawie, rosyjska pianistka Julianna Awdiejewa,
amerykański pianista Eric Lu laureat Międzynarodowego
Konkursu Chopinowskiego w Warszawie, Kamil
Pacholec pianista młodego pokolenia laureat Ogólnopolskiego
Konkursu Pianistycznego im. Fryderyka Chopina w Katowicach,
Międzynarodowego Konkursu Pianistycznego w Livorno,
półfinalista I Międzynarodowego Konkursu Chopinowskiego na
instrumentach historycznych, objęty opieką Narodowego
Instytutu Fryderyka Chopina w ramach programu „Młode
Talenty” Krzysztof Herdzin profesor, doktor sztuk muzycznych,
pianista, dyrygent, kompozytor, aranżer, producent muzyczny,
ad. dr.  hab. Magdalena Idzik solistka Polskiej Opery
Narodowej, adiunkt w Katedrze Wokalistyki UMFC, Marek
Bracha uważany za jednego z najciekawszych polskich
pianistów młodego pokolenia reprezentowany przez
Stowarzyszenie im. Ludwiga van Beethovena. Wystąpią również
Soliści Baletu Opery Wrocławskiej: Hannah Ho i Robert
Kędziński.

*

Organizator koncertu: Fundacja Kultury i Sztuki

Partner koncertu: Fundacja PZU.

Partner wspierający: Polsko Słowiańska Federalna Unia



Kredytowa.

Współpraca: Instytut Dziedzictwa Myśli Narodowej im. Romana
Dmowskiego i Ignacego Jana Paderewskiego, Instytut
Piłsudskiego w Ameryce, Muzeum Polskie w Ameryce, Polskie
Centrum Muzyki, USC Thornton School of Music w Los Angeles,
Centrum Ignacego Paderewskiego w Kąśnej Dolnej,
Międzynarodowy Festiwal Chopinowski w Dusznikach Zdroju,
Łazienki Królewskie w Warszawie, Stowarzyszenie Wspólnota
Polska.

Zobacz też:

Żywot Paderewskiego

https://www.cultureave.com/zywot-paderewskiego/


Chopin zabrzmi
w sieci

Hubert Rutkowski, fot. Timur Gatos/Chopin Festival
Hamburg
Jolanta Łada-Zielke (Hamburg)

Niemieckie sale koncertowe i sceny operowe powoli otwierają

https://www.cultureave.com/chopin-zabrzmi-w-sieci/
https://www.cultureave.com/chopin-zabrzmi-w-sieci/


swoje podwoje dla słuchaczy, którzy mogą już obcować z muzyką
„na żywo”. Na razie na widownię wpuszczane są osoby z
negatywnym wynikiem testu na obecność koronawirusa, a ilość
widzów jest organiczona. Dlatego niektóre imprezy muzyczne
odbywają się jeszcze online, ale dzięki temu docierają do szerszej
publiczności. W przypadku Festiwalu Chopinowskiego w
Hamburgu, którego specjalną, trzecią edycję będzie można
obejrzeć w dniach od 11 do 13 czerwca 2021 r., dochodzi tu
jeszcze jedna zaleta: precyzja brzmienia historycznych i
nowoczesnych instrumentów, które będą zestawiane ze sobą w
nietypowych kombinacjach. Na Festiwalu wystąpią światowej
sławy pianiści: Mari Kodama, Severin von Eckardstein, Tomasz
Ritter, Stepan Simonian, Dina Yoffe (która poprowadzi kurs
mistrzowski dla studentów Wyższej Szkoły Muzycznej i
Teatralnej) oraz klawesynista Menno van Delft. Instrumenty i
sale koncertowe udostępnia Muzeum Sztuki i Rzemiosła w
Hamburgu. Pomysłodawcą, intendentem i uczestnikiem
Festiwalu jest profesor Hubert Rutkowski z Wyższej Szkoły
Muzycznej i Teatralnej w Hamburgu, Prezes Towarzystwa
Chopinowskiego Hamburg & Sachsenwald, który opowie więcej
o tym wydarzeniu muzycznym.  



Hubert Rutkowski, fot. Timur Gatos/Chopin Festival
Hamburg
Jolanta Łada-Zielke:

Dwie pierwsze edycje festiwalu odbyły się jeszcze przed
pandemią, w 2018 i w 2019 roku. Czym szczególnym
wyróżnia się obecna?

Hubert Rutkowski:



Specjalnością naszego festiwalu jest prezentacja nie tylko
wybitnych artystów, ale i instrumentów, zarówno współczesnych,
jak i historycznych. Od samego początku współpracujemy z
Museum für Kunst und Gewerbe (Muzeum Sztuki i Rzemiosła) w
Hamburgu, które udostępnia nam historyczne instrumenty.
Mając do dyspozycji starsze i nowoczesne modele, dokonujemy
swego rodzaju konfrontacji tych dwóch światów dźwiękowych.
Myślę, że trzecia edycja naszej imprezy, w trakcie pandemii,
może zyskać przez fakt, że wszystkie koncerty będą
transmitowane na żywo. Dzięki temu nasz przekaz dotrze do
większej liczby odbiorców.

W tym roku prezentują Państwo twórczość Chopina w
różnych kontekstach, nie tylko w romantycznym, lecz także
w barokowym, bo jednym z gościnnie występujących
artystów jest klawesynista z Holandii Menno van Delft. Czy
to rodzaj eksperymentu, czy celowy zabieg?

Jedno i drugie. Związek Chopina z muzyką barokową jest bardzo
silny, ponieważ Bach był dla niego niesamowicie istotnym i
ważnym kompozytorem.  Granie muzyki Bacha i inspirowanie się
nim stanowi ważny aspekt w twórczości Chopina. Z drugiej
strony rzeczywiście przeprowadzamy pewien eksperyment,
dlatego że na jednym z koncertów zabrzmi oryginalny,
historyczny klawesyn Zell z 1728 roku, w zestawieniu ze
współczesnym fortepianem Shigeru-Kawai. Menno van Delft i



Stepan Simonian wykonają nie tylko te same utwory na obu
instrumentach, ale nawet kilka z nich zagrają równocześnie. Dla
niektórych jest to wręcz niedopuszczalne, że historyczny
klawesyn gra unisono ze współczesnym fortepianem. My jednak
podejmujemy się takiego eksperymentu, zwłaszcza że oba te
instrumenty będą zestrojone w stroju barokowym. To też bardzo
ciekawy zabieg, który przy normalnej, koncertowej akustyce,
mógłby się nie sprawdzić. Natomiast podczas naszego koncertu,
to urozmaicone brzmienie będzie mogło dotrzeć do słuchacza w
bardzo precyzyjny sposób, dzięki technice live stream i
profesjonalnej realizacji dźwięku.

Drugi kontekst jest późnoromantyczny: Debussy,
Rachmaninow, Saint-Saens, a więc kompozytorzy, którzy
mogli inspirować się muzyką Chopina.

Absolutnie tak, bo to jest festiwal pianistyczny, który prezentuje
muzykę fortepianową w różnych kontekstach. Podczas koncertu
inauguracyjnego wykonam razem z Severinem von
Eckardsteinem utwory uważane za największe osiągnięcia
literatury pianistycznej na dwa fortepiany. W programie znajdzie
się suita Rachmaninowa, „Dance macabre” Saint-Saënsa, Rondo
Chopina i Sonata Mozarta. Zaprezentujemy brzmienie fortepianu
i jego możliwości w obsadzie duetowej.

Jeśli chodzi o rozwój budowy fortepianów, to w ciągu



ostatnich dwustu lat głębokość zapadania się klawiszy
zwiększyła się z 5-6 do 10 mm. Wynika stąd, że dziś
pianiści muszą zwiększyć siłę nacisku. Muzyka Chopina
wymaga jednak pewnej lekkości, choć jest momentami
dramatyczna. Czy wobec tego łatwiej jest grać Chopina na
instrumencie historycznym, niż na nowoczesnym?

To zależy od utworów i od właściwości konkretnego instrumentu.
Z czysto technicznego punktu widzenia, niektóre wirtuozowskie
dzieła łatwiej jest zagrać na fortepianie współczesnym, bo
posiada on bardziej doskonały mechanizm, który niejako
„pomaga” pianiście. Mimo, że głębokość zapadania się klawiszy
jest większa, ma się do dyspozycji mechanizm tzw. podwójnej
repetycji, można więc bardziej zdać się na instrument, który
pomoże nam wydobyć pewne efekty bez specjalnego wysiłku z
naszej strony. Na fortepianie historycznym należy grać z
niesamowitą precyzją, bo jego mechanika nie jest tak doskonała.
Trzeba bardzo się napracować, żeby jakość dźwięku była
dokładnie taka, o jaką chodzi. Z drugiej strony uwagi, jakie
Chopin zapisał w tekście swoich partytur, nie są do końca
możliwe do zrealizowania na współczesnym instrumencie. Na
fortepianie Pleyela (1847),albo Èrarda (1880) pewne efekty
pojawiają się w sposób naturalny, podczas gdy dla nowoczesnego
instrumentu musielibyśmy je specjalnie zaaranżować. Ten temat
jest bardzo szeroki i nie ma jednoznacznej odpowiedzi na to
pytanie.



Ale studenci biorący udział w warsztatowej części festiwalu
będą grać na nowoczesnym modelu Shigeru-Kawai?

Oczywiście. Cała sztuka polega na przeniesieniu doświadczenia
nabytego w grze na instrumentach historycznych na fortepian
współczesny. Dina Yoffe, która będzie prowadzić kurs
mistrzowski, ma bardzo bogate doświadczenie w tym zakresie.
Znane są nagrania utworów, które wykonywała na fortepianie
historycznym.

Muzykę Fryderyka Chopina szczególnie lubią Słowianie i
melomani z krajów azjatyckich. A jak odbierają go Niemcy,
którzy mają aż tylu wybitnych kompozytorów?

W środowisku zawodowych muzyków Chopin należy
bezzwględnie do kanonu najwyższych standardów, a  wśród
pianistów znajomość jego utworów jest obowiązkowa. Natomiast
dla przeciętnych melomanów, którzy chodzą na koncerty, ale nie
mają pogłębionej wiedzy muzycznej, Chopin niekoniecznie
znajduje się na pierwszym planie. Dlatego celem naszego
festiwalu jest również pokazanie i zaakcentowanie postaci
Fryderyka Chopina w Hamburgu – mieście Felixa Mendelssohna
i Johannesa Brahmsa, które leży w połowie drogi między
Paryżem a Warszawą. Chopin jest bowiem bardzo ważną
postacią zarówno dla pianistyki, jak i pedagogiki pianistycznej
oraz kompozycji.



Hubert Rutkowski, fot. Timur Gatos/Chopin Festival
Hamburg
Hamburg jest także miastem Carla Philippa Emanuela
Bacha, chociaż utwory fortepianowe stanowią niewielką
część jego twórczości.

Tak, ale napisał za to bardzo ważną pracę pod tytułem Versuch
über die wahre Art das Clavier zu spielen. Tę książkę można
wręcz potraktować jako pierwszy podręcznik do gry na
instrumentach klawiszowych. Carl Philipp Emanuel Bach miał
więc ważny wpływ na rozwój pianistyki.

Wracając do Fryderyka Chopina, niektórzy Niemcy



(najczęściej niezwiązani z muzyką) nie zdają sobie sprawy z
jego narodowości i są bardzo zdziwieni dowiadując się, że
był polskim kompozytorem.

Ja mam na to świetną odpowiedź, mianowicie, że Chopin był
Rosjaninem. Urodził się pod zaborem rosyjskim i opuszczał
Polskę w 1830 roku z rosyjskim paszportem.

Ale czasem i zawodowi muzycy popełniają gaffy. Christian
Thielemann w swojej najnowszej książce Meine Reise zu
Beethoven wyraża przypuszczenie, że jeżeli Chopin w ogóle
znał i grywał Beethovena, to prawdopodobnie go nie cenił.
Skąd taka opinia może wynikać?

To oczywiście nieprawda, ale w Niemczech funkcjonuje jeszcze
pewien stereotyp, że Chopin to kompozytor bardziej „salonowy”,
że jego muzyka jest „zu süß” (za słodka). Nasz festiwal służy
również temu, żeby obalać podobne stereotypy.  

Zapraszam serdecznie wszystkich miłośników muzyki
fortepianowej do wysłuchania niestandardowego, oryginalnego
Festiwalu Chopinowskiego w Hamburgu, w wydaniu specjalnym
live stream online, z eksperymentami  i nieoczekiwanymi
zwrotami programowymi.

Dziękuję za rozmowę.



Program festiwalu oraz transmisje poszczególnych
koncertów i warsztatów pianistycznych są dostępne na
stronie internetowej: www.chopin-festival.de

https://www.chopin-festival.de/2021.php

*

Zobacz też:

Chopin odpowie miłością

Żyjemy polonezem
Z Romaną Agnel rozmawia Jolanta Łada-Zielke

https://www.chopin-festival.de/2021.php
https://www.cultureave.com/chopin-odpowie-miloscia/
https://www.cultureave.com/zyjemy-polonezem/


Romana Agnel, New Delhi 2020 r., fot. Innee Singh
Romana Agnel, dyrektor Baletu Cracovia Danza, jest
współinicjatorką wpisu poloneza na listę reprezentatywną
niematerialnego dziedzictwa kulturowego ludzkości
UNESCO. Trwają przygotowania dokumentacji dla komisji
UNESCO. Przedsięwzięcie ma charakter ogólnopolski, ale
ważną rolę odegra w nim miasto Kraków, znane ze swego
przywiązania do tradycji historycznej i dziedzictwa
kulturowego. Projekt wspierają władze Krakowa,
natomiast Balet Cracovia Danza stanie się koordynatorem



wydarzeń artystycznych towarzyszących tej kampanii.

Wpis poloneza na listę UNESCO ma na celu jego
rozpowszechnienie ale także ochronę i zabezpieczenie
żywej tradycji tego tańca. Czy to znaczy, że jest on w jakiś
sposób zagrożony?

W pewnym sensie zagrożona jest właśnie „żywa” praktyka
poloneza, czyli tańczenie go na co dzień, a nie tylko wykonania o
charakterze historycznym, czy artystycznym. Ten najsłynniejszy
polski taniec jest obecnie, niestety, wypierany z wielu bali, czy
nawet studniówek, na przykład przez walca. Poza tym zaniedbuje
się naukę poloneza. Nie mamy w Polsce szkół tańców
narodowych, brak też systematycznego nauczania poloneza,
choćby na lekcjach wychowania fizycznego. Istnieje więc
potrzeba, po pierwsze systematycznej edukacji w tym zakresie, a
po drugie, żeby nie odbywało się to na zasadzie przymusu. Nie
chodzi o to, żeby na studiówkach i innych imprezach szkolnych
tańczenie poloneza traktowano jak obowiązek, który młodzi
ludzie powinni spełnić, ale żeby był to dla nich swego rodzaju
prestiż, forma autoprezentacji. Myślę, że trzeba stworzyć swego
rodzaju „modę” na poloneza i w tym kierunku powinno się podjąć
działania ochronne i promocyjne. Dlatego przygotowałam dosyć
szeroką i „długodystansową” strategię, aby uwrażliwić różne
instytucje i organizatorów wydarzeń artystycznych na
praktykowanie i prezentowanie poloneza.



Ja uczyłam się tańczyć poloneza już w przedszkolu, potem
w podstawówce  na lekcjach wychowania fizycznego. Jak
byłam w klasie maturalnej, to na miesiąc przed studniówką
ćwiczyliśmy go parę razy w sali gimnastycznej. Ale to był
koniec lat osiemdziesiątych, kiedy pielęgnowano jeszcze tę
tradycję.

To miałaś szczęście. Ale ja już wielokrotnie przygotowywałam
maturzystów do tego balu i widziałam, ile problemów sprawia im
wykonanie kroków poloneza do muzyki. Wynika to stąd, że
zatańczenie poloneza na rozpoczęcie studniówki to jednorazowe
wydarzenie, do którego ćwiczy się „na chybcika”. Nie ma
natomiast tradycji nauczania polskich tańców przez wszystkie
lata szkoły średniej, żeby w ostatniej klasie wszyscy byli w stanie
wykonać poloneza. Wtedy mogę robić z nimi na zajęciach tylko
choreografię i nie muszę uczyć ich wszystkiego od początku.
Niektórzy mają podstawowe problemy z rytmem, nie są w stanie
usłyszeć, gdzie jest „raz”, a ten pierwszy krok w polonezie jest
przecież bardzo ważny. Braki w wykształceniu jeśli chodzi o
polskie tańce to jedno, a drugie – polonez jest tylko „eventowym”
tańcem, przypisanym do jednej imprezy. Natomiast pomija się
jego rolę obyczajową, historyczną i charakterologiczną, a
przecież jest to taniec odzwierciedlający polską mentalność.



Polonez w wykonaniu Baletu Cracovia Danza podczas
Narodowego Święta Niepodległości w 2017 r.
Czy istnieją jakieś źródła historyczne na ten temat?

Bardzo mało jest pozycji książkowych o samym polonezie, z
których można byłoby dowiedzieć się o jego historii i o różnych
jego odmianach. Ja zajmuję się rekonstrukcją polonezów z
dawnych epok. Próbuję odtworzyć jeden z nich z traktatu
napisanego w języku niemieckim w 1759 roku. Polonez –
kontredans tam przedstawiony, zapisany został w systemie



Raoula-Augera Feuilleta, czyli francuskim systemem zapisu
tańca. Są to więc unikaty, perełki, które pokazują, że polonez
pełnił istotną funkcję towarzyską, miał także bardzo wysoką i
silną pozycję w całej Europie. Warto byłoby przywrócić mu tę
dawną rangę.

Podobno pierwowzorem poloneza jest „chodzony”
wywodzący się z tradycji ludowej, który ma też trójdzielne
metrum. Jak to się stało, że później przyjęła się francuska
nazwa tego tańca – „polonaise”?

W „chodzonym” wszystkie kroki są w miarę równe, dlatego
bardziej przypomina on marsz. Wykonywano go w środowiskach
wiejskich, głównie na weselach. Natomiast polonez to po prostu
„taniec polski”. Ta nazwa wzięła się stąd, że tańce polskie, które
komponowano i prezentowano na dworach Europy, pełniły
funkcje reprezentacyjne i w którymś momencie zastąpiły
pawanę. Forma poloneza służyła temu, żeby móc się
zaprezentować, rozpocząć jakąś uroczystość. Mogli go tańczyć
wszyscy i w każdym wieku. W związku z tym tańce polskie
określane były nazwą polonaise, alla polacca, czy polnischer
Tanz. Z biegiem czasu sprawami tańca zajęła się Francja i ten
słownik taneczny jest do dziś oparty na terminach z języka
francuskiego. Nawet nazwy kroków w naszym mazurze są
francuskie: pas marché, pas balancé, pas chassé, tour de main,
etc. Dlatego polonez w osiemnastym wieku otrzymał nazwę



francuską, która jest używana do dziś. 

Romana Agnel, fot. Ilja van de Pavert



Romana Agnel, fot. Ilja van de Pavert

Wspomniałaś, że polonez jako gatunek muzyczny
inspirował zagranicznych kompozytorów. Przykładowo
przywołam mojego ulubionego twórcę Ryszarda Wagnera,
który nie dość że skomponował poloneza D-Dur na
fortepian w dwóch wersjach, na dwie i cztery ręce, to
jeszcze umieścił motywy polonezowe w swoich operach
Złoto Renu i Zmierzch bogów, nie wspominając już o
uwerturze Polonia…



Tylko, czy ktoś o tym wie? Wiedza na ten temat też wymaga
uzupełnienia. Dlatego nadszedł moment, żebyśmy mogli mówić o
obecności poloneza w kulturze europejskiej, a nawet światowej.
Nie jest to tylko muzyka polska, którą tworzyli wyłącznie polscy
kompozytorzy, choć praktycznie każdy z nich pisał polonezy. Ale
komponował je też Jan Sebastian Bach (Suita francuska E-Dur,
BWV 817), Piotr Czajkowski (opera Eugeniusz Oniegin),
wspomniany przez ciebie Wagner. Różne formy polonezowe są
obecne w utworach baletowych, albo w operach. Mam nadzieję,
że my też będziemy mogli przygotować jakieś ciekawe
opracowania na ten temat. Chcemy to zrobić jeżeli chodzi o
Kraków, bo nie ma żadnej monografii, ani innej pozycji na temat
dziejów i tradycji wykonawczej poloneza w Krakowie, zarówno
salonowej, jak i tej kultywowanej przez nasze zespoły. Do
nasłynniejszych krakowskich utworów z tego zakresu należy
Polonez Kościuszki. Myślę, że nasze działania powinny także
zainspirować naukowców, artystów, oraz nauczycieli. Chodzi o
to, żebyśmy to my, Polacy, byli inicjatorami wpisu Poloneza na
listę UNESCO, a nie żeby ten pomysł wyszedł z innego kraju.



Romana Agnel
Pozwól, że zacytuję Tomasza Koniecznego, który
kilkakrotnie śpiewał partię Wotana w Pierścieniu
Nibelunga Wagnera:

To niewiarygodne, że ten tak bardzo germański
kompozytor napisał tę najbardziej artystokratyczną ze
wszystkich części „Pierścienia Nibelunga” w rytmie
poloneza. Słychać go wyraźnie we wszystkich scenach z
udziałem arystokracji germańskich bogów, zwłaszcza
na końcu, kiedy uroczyście wkraczają do Walhalli. Jako
Wotan, dla żartu wykonuję czasami w tym momencie
krok poloneza. Polonez w „Złocie Renu” jest bardzo



dobrej jakości, fantastycznie napisany, ma bardziej
dworski i elegancki charakter niż niektóre polonezy z
oper Stanisława Moniuszki.

A wracając na krakowską scenę; z jakim odzewem
spotykają się Wasze działania?

Pierwsze owoce już są, bo pani Katarzyna Olesiak, Dyrektor
Wydziału Kultury i Dziedzictwa Narodowego Urzędu Miasta
Krakowa zdecydowała, że obecny rok upłynie pod znakiem
poloneza, zagości on podczas Nocy Tańca na wszystkich
scenach, na których odbędą się prezentacje taneczne. Będzie
nauka poloneza, będzie „integracja” z polonezem, więc widać, że
te pomysły jakoś się przyjmują i są dobrze oceniane. My w
Krakowie chcemy zająć się tym w sposób szczególny. Planujemy
specjalną konferencję pod tytułem „Polonez w Krakowie”.
Chcemy organizować imprezy artystyczne związane z promocją
poloneza o większym zasięgu, które obejmowałyby wspólne jego
wykonywanie przez różne krakowskie zespoły i formacje
taneczne. Chcemy pod tym względem się zjednoczyć, zresztą
nasze hasło brzmi: „Polonez łączy”. Zamieszczamy już informacje
o podjętej przez nas promocji poloneza między innymi na
specjalnym profilu na Facebooku. Po prostu żyjemy polonezem!
Ludzie odbierają to bardzo dobrze, widać, że tego potrzebują. W
naszą akcję angażuje się wiele podmiotów nie tylko w Polsce, ale



i za granicą.

Następna rzecz, która jest nam niezwykle potrzebna to muzyka.
Mamy bardzo mało nagranej, zarejestrowanej muzyki
polonezowej. Chodzi tu także o kompozycje poloneza. Chcemy
pokazać, że ten taniec żyje, że jest inspiracją dla dzisiejszych
twórców. Trwa akcja tworzenia „kół polonezowych”. Mamy
nadzieje, że Dni Poloneza, które już planujemy, wpiszą się na
stałe w kalendarz imprez kulturalnych w Polsce. Oczekujemy, że
dzięki temu wzrośnie wiedza i świadomość na temat poloneza,
ale też umiejętności tańczenia. 

Polonez w wykonaniu Baletu Cracovia Danza, 2018 r., fot. Erdem



Yildiz

Polonez w wykonaniu Baletu Cracovia Danza wraz z
mieszkańcami miasta na Rynku Głównym w Krakowie w 2019 r.,
fot. Tomasz Korczyński
Jakie działania trzeba podjąć w celu sfinalizowania wpisu?

Do końca lutego trwała internetowa zbiórka podpisów poparcia
dla naszej idei. Zebraliśmy ich w sumie sześć tysięcy, to jest
bardzo dużo. Nasze dossier zostało pozytywnie zaopiniowane
przez Polską Radę Dziedzictwa Niematerialnego. Minister
Kultury i Dziedzictwa Narodowego Piotr Gliński popisał
nominację poloneza. W tej chwili przygotowujemy dossier, aby
zaprezentować go na poziomie międzynarodowym. Musimy



między innymi opracować film prezentujący przedmiot
nominacji. Cieszymy się, bo wiele osób deklaruje, że prześlą nam
swoje własne materiały filmowe.

Czy po ogłoszeniu nominacji odbędzie się impreza, w
której wezmą udział mieszkańcy Krakowa? Coś takiego, jak
wspólny bal dla tancerzy i publiczności na Rynku Głównym,
kończący każdą edycję Festiwalu Tańców Dworskich? Czy
wszystko to zależy – niestety – od dalszego rozwoju
pandemii?

Mamy nadzieję, że uda nam się zorganizować taki bal. Chcemy
nie tylko zatańczyć poloneza na Rynku, ale żeby zagościł on
ponownie w świadomości mieszkańców i we wszystkich
kulturalnych instytucjach. Spodziewamy się, że Dni Poloneza
będą świętem, podczas którego będzie możliwość zatańczenia,
zaśpiewania i być może przyjrzenia się różnym aspektom tego
tańca. Niestety, wiele rzeczy zależy od pandemii i od rady
UNESCO, w tej chwili już międzynarodowej. Ale bardzo
pozytywnym faktem jest poparcie władz miasta Krakowa,
szczególnie Wydziału Kultury, dla naszego projektu.

***

Polonez w wykonaniu Baletu Cracovia Danza na Rynku
Głównym w Krakowie:



Zobacz też:

Czy Sopot stanie się na powrót „Bayreuth Północy”?

Muzyka sakralnej
przestrzeni

https://www.cultureave.com/czy-sopot-stanie-sie-na-powrot-bayreuth-polnocy/
https://www.cultureave.com/muzyka-sakralnej-przestrzeni/
https://www.cultureave.com/muzyka-sakralnej-przestrzeni/


Alina Błońska
ALINA BŁOŃSKA – kompozytorka od ponad 20 lat związana
z Hiszpanią. Absolwentka iberystyki Uniwersytetu
Wrocławskiego oraz kompozycji Akademii Muzycznej im. Karola
Lipińskiego we Wrocławiu (klasa prof. Grażyny Pstrokońskiej-
Nawratil, dyplom z wyróżnieniem). Udział w kursach w Polsce i
w Hiszpanii. Tytuł doktora sztuk muzycznych w zakresie
kompozycji uzyskany na uczelni macierzystej. Stypendystka
Ministra Kultury i Dziedzictwa Narodowego, Samorządu Miasta
Wrocławia, ZAIKS oraz szwedzkiego stowarzyszenia SIDA Baltic



Sea Unit. Laureatka I Konkursu dla Młodych Kompozytorów im.
Tadeusza Ochlewskiego PWM (wyróżnienie), trzykrotna
finalistka konkursu Encuentro de Composición Injuve oraz
laureatka I nagrody ex aequo i nagrody publiczności na I
Concurso Internacional de Composición “María de Pablos” w
Hiszpanii. Wykonania na wielu festiwalach w Polsce, Hiszpanii,
Szwecji, Wielkiej Brytanii, Francji, Niemczech, Białorusi,
Ukrainie oraz w Meksyku. W 2016 r. pod patronatem Instytutu
Kultury Polskiej odbył się w Madrycie koncert monograficzny
kompozytorki. Ponadto Alina Błońska komponowała m.in. na
zamówienie Deutschsprachige Evangelische Gemeinde oraz
Ambasady RP; instytucji znajdujących się w Madrycie. W 2019 r.
wytwórnia Solé Recordings z Barcelony wydała pierwszą płytę
autorską kompozytorki zatytułowaną „La música callada”. Od
tamtego czasu kompozytorka nagrała w Madrycie drugą płytę
(„Noche oscura”), która zostanie wydana przez polską wytwórnię
Dux.

Joanna Sokołowska-Gwizdka:

Co jakiś czas mam wielką potrzebę obcowania z Pani
muzyką. Ta muzyka do mnie powraca. Płyta „La música
callada” (Muzyka ciszą przepojona) z 2019 roku wywołuje
we mnie chęć kontemplacji, wsłuchiwania się w siebie i
dotykania najgłębszych myśli, odczuwania własnej
egzystencji, czy doznania piękna. Słuchając tytułowego
utworu „La música callada” na wiolonczelę, bałam się



oddychać, żeby nie uronić żadnego dźwięku. Utwór ten
został na końcu powtórzony przez orkiestrę, co
spotęgowało jego wymowę. Po wysłuchaniu płyty długo
jeszcze siedziałam w ciszy, żeby zostać w stanie, w który ta
muzyka mnie wprowadziła.

Alina Błońska:

„La música callada” to jeden z wersów „Pieśni duchowej”
hiszpańskiego mistyka św. Jana od Krzyża, rozumiany przez
niego jako „głos Boga rozbrzmiewający w duszy człowieka”.
Myślę, że sam cytat w dużej mierze tłumaczy dobór języka
zastosowanego w utworze – musiał on być wyjątkowy czerpiąc
inspirację z tak niezwykłego źródła. Nawiązując do Pani wrażeń,
kiedy słucham obu kompozycji, muzyka przenosi mnie w inny
wymiar. Odczuwam to zwłaszcza przy wersji orkiestrowej w
znakomitym wykonaniu Orkiestry Kameralnej PR „Amadeus”. Na
marginesie wersja ta powstała jako pierwsza i dopiero później
„wyłoniła się” z niej wersja na wiolonczelę solo.

Czy komponując tego typu utwory, trzeba wejść na bardzo
wysokie rejestry i mocno się skoncentrować, żeby usłyszeć
ten właściwy głos? Czy też  głos jest gdzieś w Pani, a Pani
stara się go tylko wydobyć i przetworzyć?

Rozpoczęcie każdego utworu wiąże się dla mnie z ogromną
koncentracją, ale przede wszystkim z wyciszeniem się i



wsłuchaniem we własne wnętrze. W tej  tak ważnej chwili
wyczekiwania na pierwszy dźwięk rodzi się zalążek całego
utworu.

„Muzyka ciszą przepojona” to tytuł utworu i tytuł płyty. Za
utwór „Wołanie w ciszę” z 2000 r. otrzymała Pani nagrodę 
na konkursie kompozytorskim w Krakowie. Gdy podczas
Festiwalu Muzyki w Łańcucie w latach 90.
przeprowadzałam wywiad z Krzysztofem Pendereckim,
uderzyło mnie, jaką wagę kompozytor przykładał do
pojęcia ciszy, jak ważną rolę odgrywała w jego utworach. –
Cisza, to też muzyka – mówił. A czym dla Pani jest cisza w
kompozycji?

Rzeczywiście, cisza w mojej twórczości, podobnie jak u
Krzysztofa Pendereckiego, odgrywa istotną rolę, dlatego nie bez
przyczyny kompozycja „La música callada” nadaje tytuł mojej
pierwszej płycie. Wspomniany przez Panią utwór „Wołanie w
ciszę” pochodzi jeszcze z okresu studiów, ale już wskazuje na
znaczenie milczenia w moim języku muzycznym. Wypływa to z
osobistej potrzeby ciszy… Żyjemy w coraz większym hałasie, już
nie tylko na ulicy, ale nawet w domu z powodu narastającej
liczby urządzeń elektronicznych i ekranów. Jesteśmy
bombardowani obrazami w środkach komunikacji, galeriach
handlowych… Osobiście odbieram to jako “zakłócanie” mojej
osobowości. Przeładowanie bodźcami nie tylko odrywa naszą



uwagę wzrokową i słuchową, ale także negatywnie wpływa na
ludzką psychikę.

W odniesieniu do muzyki cisza jest jej nieodłączną częścią, nie
akustyczną pustką, jak mogłoby się wydawać. Czym byłoby samo
brzmienie bez przynajmniej chwilowego milczenia…?
Dźwiękowym słowotokiem? W ciszy rezonują dźwiękowe
„konstelacje” i to między innymi sprawia, że słuchacz doznaje
wielu wrażeń estetycznych, duchowych. Tu nasuwa mi się pewna
refleksja: z perspektywy osoby blisko związanej z Hiszpanią
zauważyłam, iż wyczekanie ciszy wpisanej w utwór jest cechą
Polaków, czy też narodów środkowoeuropejskich. Natomiast
Hiszpanom jest czasem naprawdę trudno pozwolić wybrzmieć
ostatnim taktom kompozycji, a niekiedy zdarza się nawet, że i w
trakcie trwania utworu ktoś z publiczności zacznie klaskać.
Wynika to zapewne z żywiołowego temperamentu południowców.

Skoro jesteśmy przy Krzysztofie Pendereckim, kompozytor
powiedział też, że w komponowaniu wielkich oratoryjnych
utworów, trzeba być architektem. Jemu marzyła się
architektura, jako kierunek studiów, a że skończył
kompozycję to z dźwięków buduje monumentalne budowle.
Czy Pani też się czuje architektem swoich utworów?

Penderecki zasłynął jako kompozytor licznych monumentalnych
dzieł. Ja nie miałam okazji napisać aż tylu kompozycji wielkich



rozmiarów. Uważam jednak, że każdy kompozytor jest
architektem dźwięków niezależnie od tego, czy pracuje nad
wielką formą wokalno-instrumentalną, czy utworem
kameralnym. Oczywiście komponując utwór rozmiarów katedry,
praca kompozytora-architekta jest o wiele bardziej zauważalna,
ale przecież również skromny dom wymaga tego, żeby go
zaprojektować.

Nagranie rocznicowej kantaty z zespołem „La Spagna”
Czy dla kompozycji ważne jest miejsce wykonania utworu,
bazylika, kościół, czy też  sala koncertowa?

Bez wątpienia. Na podstawie własnych doświadczeń



przekonałam się, że przestrzeń sakralna jest najbardziej
odpowiednia dla odbioru muzyki o charakterze religijnym.
Inaczej odbieram „Pasje” Bacha w katedrze niż w typowej sali
koncertowej. W tej ostatniej muzyka nie przemawia do mnie w
taki sam sposób jak we wnętrzu kościoła gotyckiego. Natomiast
sala koncertowa ze względu na swoje parametry akustyczne
doskonale sprzyja recepcji muzyki symfonicznej i kameralnej, np.
kwartetom smyczkowym Beethovena. A skoro już mówimy o
przestrzeni, to chciałabym zauważyć, że od zeszłego roku wiele
tracimy słuchając koncertów on-line. Ekran komputera nigdy nie
zastąpi emocji obcowania z muzyką w sali koncertowej lub w
bazylice, odczuwania jej atmosfery, reakcji publiczności… To już
nie to samo przeżycie. Siedząc przed ekranem komputera
trudniej mi utrzymać uwagę i w pełni zagłębić się w muzykę.

Powracając do Pani płyty „Muzyka ciszą przepojona”, jest
na niej duża różnorodność, utwory są skomponowane na
różne instrumenty i głos, wywołują też różny nastrój.
Przyznam się, że jak słuchałam Pani płyty z odtwarzacza
komputera, muzyka ta wydawała mi się niezrozumiała. Gdy
jednak wysłuchałam ją na dobrym sprzęcie, z użyciem
wzmacniacza lampowego, przeniosłam się w inny wymiar.
Pani kompozycje są wymagające, potrzebują dobrej jakości
odtwarzania, albo wykonania ich na żywo we wnętrzach o
odpowiedniej akustyce. Czy Pani się ze mną zgadza?



To słuszna uwaga. Generalnie dotyczy to muzyki współczesnej,
która często nacechowana jest intensywnymi efektami
kolorystycznymi czy też dynamicznymi przez co może czasem
„porażać” zbyt silną ekspresją słuchacza nieprzyzwyczajonego
do tego rodzaju muzycznej wypowiedzi. Naturalnie zależy to
także od utworu, ale jest bardzo prawdopodobne, że w
przypadku sprzętu komputerowego w mniejszym lub większym
stopniu dojdzie do zniekształcenia dźwięku. Zatem, żeby
odpowiednio i bez uprzedzeń podejść do muzyki współczesnej –
co nierzadko ma miejsce – trzeba jej słuchać na dobrym
odtwarzaczu, a nie na tablecie czy smartphonie. Z pewnością nie
jest to muzyka, która ot tak sobie może brzmieć w tle, podczas
gdy wykonuje się jakąś czynność.

W Pani muzyce wyraźnie słychać mistykę i duchowość.
Inspiracją dla Pani są kompozytorzy wieków średnich,
renesansu i baroku – niemiecka średniowieczna mistyczka,
kompozytorka i pisarka Hildegarda z Bingen, hiszpański
kapłan, twórca renesansowych utworów polifonicznych
Tomás Luis de Victoria czy też poeta hiszpański,
wspomniany już św. Jan od Krzyża. Co Panią w nich
zafascynowało?

Mistyka pojawiła się w moim życiu jeszcze w okresie studiów
filologicznych. Zafascynowała mnie głębią trudnych do
wysłowienia doświadczeń duchowych; przekraczających to, co



namacalne i widoczne gołym okiem. Z odkryciem św. Jana od
Krzyża i innych autorów wiąże się postać Tomása Luisa de
Victoria, głównego przedstawiciela hiszpańskiego mistycyzmu
muzycznego, żyjącego w tej samej epoce co jego rodak,
karmelita bosy i mistyk. Victoria to niezmiennie jeden z bliskich
mi kompozytorów obok Hildegardy z Bingen czy Bacha, do
których powracam z wewnętrznej potrzeby. Muzyka sławnego
hiszpańskiego kompozytora i księdza, o którego był zazdrosny
sam Palestrina, zachwyca niezrównanym połączeniem prostoty,
piękna i wyjątkowej duchowości. Stylem, który przenika głęboko
do duszy i sprawia, że zapominamy o tym świecie…

Komponuje Pani na instrument smyczkowy viola da
gamba, popularny w renesansie i baroku. Czy użycie tego
instrumentu ma nawiązać stylem do muzyki dawnej, czy
też jest jakiś inny powód, że go Pani wykorzystuje w swoich
kompozycjach?

Violę da gamba odkryłam w Hiszpanii, gdzie instrument ten jest
bardzo ceniony. Pociąga mnie w niej wyjątkowa ekspresja, a
zwłaszcza melancholia. Zasadniczą cechą gry na tym
instrumencie jest uzyskanie jak najdłuższego wybrzmiewania 6-7
strun w zależności od modelu. Jest to przebogate źródło
inspiracji zarówno w celu przywołania atmosfery muzyki dawnej,
jak i potraktowania go bardziej współcześnie.



Utwór „Tombeau pour Pologne” (Grób dla Polski) z 2012 r.
skomponowany został na violę da gamba i zadedykowany
belgijskiemu wirtuozowi tego instrumentu Wielandowi
Kuijkenowi. Służy uczczeniu pamięci polskiego narodu,
który na przestrzeni wieków walczył o niepodległość,
ponosząc przy tym wiele ofiar. Proszę powiedzieć dlaczego
powierzyła Pani właśnie temu instrumentowi wydobycie
tak emocjonalnej treści?  

Wielanda Kuijkena miałam zaszczyt poznać osobiście dziesięć lat
temu w Madrycie. Niewielkiej postury i o ujmującym sposobie
bycia jeszcze wtedy był niekwestionowanym autorytetem dla
młodszych pokoleń gambistów, zanim choroba zmusiła go do
wycofania się z aktywnego życia. Nie mógł więc dokonać
prawykonania mojej kompozycji. Tytułowe tombeau to gatunek o
charakterze żałobnym, często spotykany w muzyce francuskiej.
To nie przypadek, że właśnie nim się posłużyłam dla wyrażenia
muzycznej refleksji na temat dramatycznej historii Polski. Z kolei
budowa siedmiostrunowej violi da gamba stwarza ogromne
możliwości wyrazowe i rezonansowe przez co sprzyja wydobyciu
całej gamy emocjonalnych odcieni. Trzeba jednak zauważyć, że
melancholia to cecha, pod względem kórej żaden inny
instrument nie może konkurować z violą da gamba.

Z okazji 100-lecia odzyskania przez Polskę niepodległości
skomponowała Pani utwór kameralny „Hacia la verdad



como Quijotes – Ku prawdzie jak Don
Kichoci” zainspirowany wierszem Cypriana Kamila
Norwida „Epos nasza. 1848”. Pani utwory są wykonywane
w wielu miejscach na świecie. Czy Pani celem jest
opowiedzieć o naszej ojczyźnie tym, którzy o niej niewiele
wiedzą?

Poruszyła Pani bardzo ciekawy wątek w mojej twórczości.
Nazwałabym go wątkiem historycznym, a to stąd, że w liceum
historia była jednym z moich ulubionych przedmiotów. Wątek ten
pojawił się u mnie, podobnie jak i cisza, również w okresie
studiów. Wtedy będąc pod silnym wrażeniem książki Józefa
Czapskiego „Na nieludzkiej ziemi” napisałam bardzo
dramatyczną kompozycję zatytułowaną “Ziemia nieludzka”.
Została ona potem wykonana w Polsce i we Francji. Drugą
kompozycją przynależącą do motywu polskości w mojej drodze
twórczej jest wspomniany już utwór “Tombeau pour Pologne”.
Został on bardzo pozytywnie przyjęty przez Bettinę Hoffmann,
jedną z czołowych europejskich violagambistek, jak i innych
solistów tego instrumentu.



Nagranie utworu „Hacia la verdad como Quijotes”, głównie z
polskimi wykonawcami z Madrytu
Natomiast trzy lata temu powstało “Hacia la verdad como
Quijotes – Ku prawdzie jak Don Kichoci” na zamówienie
Ambasady RP w Madrycie. Zastanawiałam się wówczas, czy
wykorzystać wiersz Cypriana Kamila Norwida w oryginale czy
może w hiszpańskim tłumaczeniu, jako że utwór miał być
wykonany w Hiszpanii. Zdecydowałam się ostatecznie na
tłumaczenie, żeby przez złączenie poezji z muzyką bardziej
przybliżyć polską kulturę, a zwłaszcza mało znaną naszą historię.
Stąd również wziął się dwujęzyczny tytuł kompozycji. Wybór
akurat tego tekstu Norwida nie był przypadkowy. To właśnie
dzięki temu poecie – tak zafascynowanemu dziełem Cervantesa –
powieść wielkiego hiszpańskiego pisarza zaczęła być doceniana
w Polsce. Warto wspomnieć w tym miejscu, że Norwid nauczył



się czytać na przygodach Don Kichota. Kiedy w zeszłym roku
dokonaliśmy nagrania tej kompozycji ze znakomitymi polskimi
muzykami z Madrytu, ponownie wybrałam hiszpańskie
tłumaczenie z myślą o propagowaniu polskiej historii. Miło mi już
teraz zapowiedzieć, że nagranie tego utworu znajdzie się na
drugiej płycie, która obecnie jest w przygotowaniu.

Zdobywa Pani wiele nagród, Pani utwory są wykonywane w
różnych prestiżowych salach koncertowych. Czy jest
koncert, który Pani wyjątkowo pamięta?

Na pewno inaczej odbiera się własne koncerty za granicą.
Prawykonania moich kompozycji z udziałem madryckiej Polonii
były dla mnie zawsze wyjątkowe wraz ze świadomością, że
poprzez swoją twórczość mogę przyczyniać się do pozytywnego
postrzegania Polski poza jej granicami. Gdybym mimo wszystko
miała wyróżnić jakieś wydarzenie, to byłby to mój koncert
monograficzny w Madrycie. Wówczas po raz pierwszy polska i
hiszpańska publiczność miały okazję posłuchać aż siedmiu
utworów i w ten sposób lepiej poznać mój styl kompozytorski. Z
perspektywy czasu wspominam dzień koncertu jako ogromnie
stresujący od strony organizacyjnej, ale i kluczowy dla mojego
rozwoju artystycznego.

Do niedawna mieszkała Pani w Hiszpanii, oprócz
kompozycji studiowała Pani iberystykę, daje też Pani



wykłady na temat współczesnej muzyki hiszpańskiej w
Polsce i na temat polskiej muzyki współczesnej w
Hiszpanii. Co urzekło Panią w tym kraju, jego historii i
sztuce, że zgłębia Pani jego kulturę i buduje mosty
pomiędzy hiszpańską i polską kulturą?

Być może trudno w to uwierzyć, ale początek mojego długiego
„związku” z Hiszpanią, który zaczął się od iberystyki, był dość
przypadkowy. Tak mi się przynajmniej wtedy wydawało. Z
biegiem czasu okazało się, jak wielki wpływ wywarł on na moje
życie i drogę twórczą. W czasie studiów muzycznych jeździłam
na kursy kompozytorskie do Hiszpanii, gdzie poznałam wielu
współczesnych kompozytorów. Na tamtym etapie największe
wrażenie zrobił na mnie Cristóbal Halffter, twórca o niezwykle
silnej osobowości. Potem, kiedy już mieszkałam w Hiszpanii,
pozwoliło mi to zdystansować się wobec polskiej panoramy
muzycznej, co dało mi poczucie niezależności twórczej. W sumie
ponad 20-letni „związek” z Hiszpanią zaowocował sporą ilością
kompozycji zainspirowanych kulturą tego kraju. Wymienię tu,
oprócz wspomnianego wcześniej św. Jana od Krzyża i Tomasa
Luisa de Victoria, poetów Garcię Lorkę, Juana Ramona Jimenéza
oraz meksykankę Juanę Inés de la Cruz.

Architektonicznie, malarsko, krajobrazowo i kulinarnie Hiszpania
jest spektakularnym krajem. Muszę jednak przyznać, że z moją
słowiańską duszą czasem brakowało mi gotyku



środkowoeuropejskiego i naszej rodzimej przyrody. Również co
się tyczy charakteru Hiszpanów, choć lubię ich uśmiech i
uprzejmość na co dzień w porównaniu z gburstwem na polskich
drogach, nieraz w kontaktach odczuwałam brak słowiańskiej
melancholii i mniej powierzchownego stosunku do życia.

Jak pandemia wpłynęła na Pani plany zawodowe?

Negatywnie. Rok temu na początku marca wraz z Instytutem
Polskim oraz Instytutem Cervantesa w Madrycie prowadziliśmy
rozmowy na temat prezentacji mojej płyty. Miała się ona odbyć w
formie koncertu w Madrycie i Warszawie. Ogromnie żałuję, że do
niej nie doszło…, gdyż program zapowiadał się naprawdę
wspaniale przy współudziale hiszpańskiego kompozytora
mieszkającego w Paryżu, José Manuela López López. Jeśli
zamykane są sale koncertowe i kościoły, to siłą rzeczy musi się to
odbić niekorzystnie na liczbie organizowanych koncertów i
festiwali. Nie wszystkie będą w stanie przetrwać.

Czy myśli Pani o kolejnej płycie, ma Pani zamówienia na
nowe utwory? Jak wygląda teraz Pani artystyczna droga?

Cieszę się bardzo, że pomimo obecnej sytuacji mam gotową
drugą płytę nagraną w Madrycie, zawierającą kompozycje
wyłącznie skomponowane w Hiszpanii. W tym przypadku
zależało mi na tym, aby została wydana w Polsce i ku mojej



radości w zeszłym tygodniu wytwórnia Dux z Warszawy
powiadomiła mnie, że z przyjemnością podejmie się tego.

Projektem, który teraz bardzo leży mi na sercu, jest los obszernej
kompozycji wokalno-instrumentalnej „Wybrzeże 1970”,
skomponowanej w zeszłym roku z okazji 50. rocznicy masakry na
Wybrzeżu. Z powodu niesłychanie zawiłych komplikacji
formalno-prawnych nie doszło do jej prawykonania zeszłej jesieni
i w konsekwencji nie otrzymałam honorarium za rok pracy… Jest
to 45-minutowa kompozycja nawiązująca w warstwie słownej i
muzycznej do niezwykle tragicznych wydarzeń dla nas Polaków,
we wstrząsający sposób pokazanych w filmie „Czarny czwartek”.
W ten sposób chciałam złożyć hołd stoczniowcom, którzy za
wolność zapłacili najwyższą cenę – swoim życiem. W obecnych
czasach kiedy najtrudniej o prawykonanie kompozycji
„architektonicznych” rozmiarów, korzystając z okazji zwracam
się do tych czytelników Pani magazynu, dla których pamięć o tej
bolesnej rocznicy jest cenna i którzy mieliby możliwość wesprzeć
finansowo ten projekt. Moim marzeniem jest, aby utwór, w który
włożyłam tyle serca i wysiłku, mógł ujrzeć światło dzienne i
dotrzeć do publiczności w postaci koncertu lub/i nagrania.
Wierzę, że tak się stanie.

Zobacz też:



Twórczość kompozytorska Aliny Błońskiej w Hiszpanii

Złączył nas czas.
Część 2.
Rozmowa z Jarosławem Abramowem-Newerlym, kompozytorem,
satyrykiem, dramatopisarzem, pisarzem – o ludziach,
wydarzeniach i sytuacjach, które pozostały w pamięci.

*

Joanna Sokołowska-Gwizdka:

Znakomita Pana sztuka „Maestro” w reż. Kazimierza
Dejmka (1983), odbiła się szerokim echem. Jest to
opowieść o skrzypku, który po wielu latach pobytu za
granicą, chce zorganizować swój jubileusz w Polsce.
Podobno inspirował się Pan historią Artura Rubinsteina,

https://www.cultureave.com/tworczosc-kompozytorska-aliny-blonskiej-w-hiszpanii/
https://www.cultureave.com/od-sts-u-po-kanade-czesc-2/
https://www.cultureave.com/od-sts-u-po-kanade-czesc-2/


który zresztą przy innej okazji pojawił się na jednym z Pana
spektakli.

Jarosław Abramow-Newerly:

Fot. Wiktor Zajkowski-Gad
Do Artura Rubinsteina żywiłem starą wdzięczność. Otóż w 1966
roku, akurat w czasie obchodzonego w Polsce Millenium
dyrektor Jerzy Jasieński, ojciec Ireny Żurowskiej mieszkającej
dziś w Toronto, postanowił wystawić w kierowanym przez siebie
Teatrze Polskim w Warszawie moją nową sztukę „Derby w
Pałacu”. Rzecz rozgrywała się w pałacu w Dembowcu, w
państwowej stadninie koni, którą kierował dyrektor Roman
Karbot. Karbot rozmiłowany w przeszłości przekształcił pałac w



Dębowcu w swego rodzaju muzeum konia rasowego w Polsce. W
głównej sali stała makieta naturalnej wielkości ogiera, czołowego
reproduktora dębowieckiej hodowli. Tej polityce Karbota
sprzeciwia się sekretarz Byrczak, który pragnie zmienić
Dębowiec w ośrodek rekreacyjny, a część koni sprzedać wysoko
za dewizy. Wprowadza do pałacu swoich robotników, których
wyrzuca Karbot. Nabywcą koni jest hrabia Zygmunt
Dembopolski, przedwojenny właściciel Dębowca, który w tym
celu po raz pierwszy po wojnie przyjeżdża do Polski z Toronto.
Pisząc w 1965 roku tę sztukę szukałem na mapie dźwięcznej
nazwy miasta i do głowy mi nie przyszło, że za dwadzieścia lat
sam wyląduję w Toronto, tak jak mój bohater. Hrabia
Dembopolski, którego znakomicie zagrał Władysław Hańcza,
widząc po środku kukłę konia naturalnej wielkości nie omieszkał
powiedzieć:

– To pięknie. Mnie wyrzuciliście z pałacu w 1945 roku po to, by
moje miejsce zajął wypchany ogier. Zaiste koński żart historii. –
„Domator” to czołowy reproduktor naszej dembowieckiej
hodowli. Znają go hodowcy w każdej księdze stadnej! – mówi
Karbot – A mnie w każdym herbarzu polskim – odpowiada Hrabia
– Ale nikt mnie z tego powodu nie wypchał i nie ustawił po
środku pałacu. –Zabawne – kpi dalej hrabia – Koń powinien być
rasowy, a człowiek nie powinien być rasistą. Geny i genealogia
furda! Na śmietnik! A w życiu liczy się rasa! Krew! Kto cię
począł, człowieku? ! Oto fundamentalne pytanie naszych czasów!



Następnie hrabia Zygmunt wspomina wraz ze swoim
kamerdynerem Józefem, który dalej pracuje w Dębowcu, dzień,
kiedy w 1945 roku opuszczał pałac – Obeszliśmy dookoła pałac –
mówi Józef – a następnie pan hrabia spytał: – Czy ja tu jeszcze
wrócę, Józefie? – Wróci pan hrabia! Przecież Bóg jest w niebie! –
odparłem. – Pan hrabia wyciągnął rękę na Wschód skąd grzmiało
i rzekł: – Nie, Józefie. Nie wrócę. Azja nadchodzi. – I
rzeczywiście. Nie wrócił. A mnie upaństwowiono wraz z pałacem.

Kamerdynera Józefa grał wyśmienicie Bronisław Pawlik. Po
kwestii „Azja nadchodzi!” otrzymywał gromkie brawa, które
spokojnie przeczekiwał i dodawał. „I rzeczywiście”. Tu znów
dostawał brawa. Po dużej pauzie mówił dalszy tekst. Po
pierwszym akcie sztuki, wpadł do mojej loży zdenerwowany
dyrektor Jasieński i powiedział: – Niedobrze, panie Jarku. Zenon
Kliszko ani razu się nie uśmiechnął i bardzo mu się te oklaski na
sali nie podobają. Kliszko był drugą osobą w państwie po
Władysławie Gomułce i kierował całą polityką kulturalną w partii
– To rzeczywiście niedobrze, panie dyrektorze – przyznałem –
No, tak – rzekł Jasieński. – Ale jest nadzieja. Córce Kliszki sztuka
się bardzo podoba, śmieje się i klaszcze, to może ona go
przekona. Bardzo mnie to zaniepokoiło. Dalej aktorzy grali jak na
skrzydłach i odnieśli wielki sukces. Publiczność wstała i
zgotowała im brawa na stojąco. Ja byłem wywoływany na scenę.
Ale los sztuki i dyrektora Jasieńskiego wisiał na włosku.



W niedługim czasie po premierze władze partyjne zdjęły go z tej
dyrekcji, dostał tak zwanego kopa w górę i mianowano go
dyrektorem Teatru Wielkiego w budowie. I w tej niepewnej
sytuacji mojej sztuki, we wrześniu 1966 roku przyjechał z wizytą
Artur Rubinstein i mój starszy kolega z radia, kierownik działu
muzyki poważnej Roman Jasiński, stary przyjaciel Rubinsteina,
zaprowadzi go na moje „Derby w pałacu”. I w wywiadzie
udzielonym reporterce „Expresu Wieczornego” na pytanie co
widział w Warszawie mistrz odpowiedział: – Widziałem w Teatrze
Polskim sztukę Abramowa „Derby w pałacu” i bardzo mi się
podobała. To zdanie wielkiego pianisty bardzo wzmocniło
niepewną sytuację sztuki. Dopiero w grudniu tego roku, po
sześćdziesięciu sześciu przedstawieniach przy bitych kompletach
na sali sztukę kazano wyciszyć. Tak to się wtedy nazywało.
Bezpośrednią przyczyną zdjęcia „Derbów” z afisza było oddanie
legitymacji partyjnej przez mojego Ojca po tak zwanej sprawie
Leszka Kołakowskiego.



Karykatura Jarosława Abramowa-Newerlego narysowana przez
Zofię Góralczyk z STS-u (żonę reżysera Jerzego
Markuszewskiego), fot. arch. J. Abramowa-Newerlego
W dziesięciolecie polskiego Października 1956 Leszek
Kołakowski wygłosił odczyt na Uniwersytecie Warszawskim, w
którym w ostrych słowach potępił odejście ekipy Gomułki od
ideałów socjalizmu z ludzką twarzą, za co został usunięty z partii.
Władze powołały specjalną Komisję Partyjną na czele z Zenonem
Kliszko, która puszczała taśmę z nagraniem tego przemówienia i
kazała się pisarzom partyjnym do niego ustosunkować, oczekując



oczywiście potępienia Kołakowskiego. Po przesłuchaniu taśmy
Ojciec odparł, że w zasadzie zgadza się z Kołakowskim.
Kołakowski nie powiedział nic nowego. – Jak to!? – obruszył się
Kliszko i zaczął bronić polityki kulturalnej partii i systemu
sprawiedliwości społecznej. – A wie, towarzysz, ile kosztuje
sprawiedliwość społeczna na Mazurach w powiecie mrągowskim,
gdzie mam dom!? – Nie – rzekł Kliszo. – Pięćset złotych. Bo tyle
wynosi łapówka, którą się daje sędziemu. I to wie każdy
mieszkaniec we wsi.

Tego było za wiele. Kliszko już tego nie wytrzymał: – Niedaleko
spada jabłko od jabłoni – warknął zły przypominając sobie o
moich „Derbach”. Ojciec zaś żeby uprzedzić decyzję partii sam
złożył legitymację partyjną w Związku Literatów Polskich.

Opowiedziałem historię „Derbów w pałacu”, a Pani pytała mnie o
sztukę „Maestro”.

Historia tej sztuki jest niezwykle interesująca. Rzeczy,
które się działy wokół niej, wiele mówią o tamtych czasach.
A powracając do późniejszej sztuki „Maestro”, Artur
Rubinstein już nie zdążył jej obejrzeć.

Ale żył jeszcze w czasie gdy pisałem „Maestro” i czytałem jego
pamiętniki. Jemu zresztą dedykowałem tę sztukę. Bohaterem jej
był światowej sławy skrzypek Orland Steinberg, który w stanie



wojennym postanowił obchodzić swoje stulecie w Polsce, w
której się urodził. Władze PRL pragną wykorzystać ten fakt
propagandowo w celu zniesienia zachodnich sankcji dla Polski.
Chcą jednak wizytę tę w pełni kontrolować. Mistrza zamierzają
ugościć w pałacu w Wilanowie.

Czyli jest to już druga sztuka Pana, która rozgrywała się w
pałacu.

No, właśnie. Był już taki precedens w rzeczywistości. Otóż gdy
przyjechał z wizytą do Polski prezydent Francji generał Charles
de Gaulle, I Sekretarz PZPR Edward Gierek kazał go umieścić w
pałacu w Wilanowie. Edward Gierek w młodości był górnikiem w
Belgii i jako jedyny przywódca w socjalistycznym obozie mówił
po francusku. Jako ciekawostkę dodam, że słynna firma
cukiernicza „Bliklego” wysłała generałowi do Wilanowa paczkę
pączków. W czasie wojny bolszewickiej w 1920 roku młody major
Charles de Gaulle był we francuskiej misji wojskowej w
Warszawie i bardzo lubił jeść pączki w kawiarni „Bliklego” na
Nowym Świecie.

W moim „Maestro” władze PRL zmieniają, na czas wizyty
mistrza, dyrektora muzeum w Wilanowie i dają swojego
człowieka wiadomych służb. Orland Steinberg pragnie się
zobaczyć z dawnymi przyjaciółmi, których nazywa Ostatnimi
Mohikanami. Wśród tych Indian jest pierwsza żona Orlanda,



słynna diva operowa Ksawera zwana Kseną. Mistrz przyjeżdża ze
swoją piątą żoną, Eleonorą, emigrantką marcową. Rolę Kseny
Kazimierz Dejmek powierzył Ninie Andrycz. W żartach mi
powtórzył, że jak na pierwszej próbie aktorzy przeczytali tekst, to
Nina Andrycz powiedziała: – Panie dyrektorze. Ja nigdy w życiu
nie grałam w epizodach. – Ależ pani Nino, to nie jest epizod! –
odparłem. – Tylko co? – Duża rola – odparłem. – Jak to duża!? Nie
ma mnie zupełnie w trzecim akcie. Publiczność zdąży o mnie
zapomnieć. I tu bestia miała rację. Tak więc, drogi autorze, musi
Pan dopisać jej parę zdań w trzecim akcie, żeby mogła wyjść
śmiało do ukłonów. Oczywiście chętnie się zgodziłem. I Nina
Andrycz w trzecim akcie wychodziła w pięknym futrze od Mao-
tse-tunga, które dostała w Pekinie od przywódcy Chin, podczas
bratniej wizyty przyjaźni, ze swym mężem premierem Józefem
Cyrankiewiczem i z dumą mówiła: – Stara Warszawa to ja! –
zbierając gęste brawa.

Przed rozpoczęciem prób zaprosiła mnie do siebie do mieszkania
w Alei Róż w Warszawie, żeby poprawić tekst, aby „stał się
bardziej mowny” – jak powiedziała. Mimo, że uważałem siebie za
specjalistę od dialogu te wszystkie jej drobne poprawki uznałem
za słuszne. Miała świetny teatralny słuch. Głównego bohatera
Orlanda Steinberga zagrał Ignacy Machowski. Był to znakomity
aktor, tyle tylko, że miał nieszczęście zagrać rolę Lenina, do
którego był bardzo podobny. Dejmek jednak obiecał, że go się
ucharakteryzuje i nie będzie znać tego podobieństwa. I



rzeczywiście. Z włosami i siwą, krótką brodą Ignacy Machowski
wyglądał jak Hemingway.

Na koniec powiem Pani rzecz niezwykłą. Otóż w kilkanaście lat
od premiery „Maestro” Alina Janowska zaprosiła mnie do Szkoły
Muzycznej na Żoliborzu w Warszawie, którą jako radna się
opiekowała. I tam podeszła do mnie pewna pani i powiedziała: –
Pan mnie sobie nie przypomina. Jestem żoną Igo Machowskiego.
Maestro w Pana sztuce! – Ach, oczywiście – potaknąłem
przypominając sobie, że Machowski się w tym czasie ożenił. –
No, właśnie. A to jest jego córka. Bardzo utalentowana
skrzypaczka, która wystąpi niedługo z koncertem w Filharmonii
Narodowej – przedstawiła mi młodą dziewczynę. I co Pani na to,
pani Joanno!? Rola wielkiego skrzypka to sprawiła? Nie umiem
sobie tego wytłumaczyć.

To rzeczywiście niezwykła opowieść.   

Jarosław Abramow-Newerly, „Ja, ty, oni”, 1975 r., słuchowisko
radiowe
Aleksandra Ziółkowska-Boehm przypomniała, że w latach
70. otrzymał Pan nagrodę Teatru Telewizji, w którym
pracowała w redakcji repertuaru, organizując konkursy,
prowadząc biuletyn Teatru TV. Mówiła, że kiedy ogłaszany
był konkurs na sztukę teatralną, Pana sztuki zawsze
znacząco się wyróżniały na tle innych



przysyłanych tekstów, od razu się czuło, że są napisane i
przemyślane przez znakomitego dramaturga. Jak
przypomina Pan sobie ten czas?

Z panią Aleksandrą Ziółkowską-Boehm rzeczywiście poznałem
się w Telewizji w Warszawie kilka miesięcy przed
wprowadzeniem stanu wojennego. W 1967 roku napisałem dwie
jednoaktówki „Zebek” i „Wrotek” według opowiadań Marka
Nowakowskiego pod tym samym tytułem. Połączyłem je w całość
pod wspólnym tytułem „Swojacy”. Agnieszka Osiecka dopisała
piosenkę. „Swojakami” zainteresował się Janusz Warmiński,
dyrektor Teatru „Ateneum” i chciał wystawić ich na małej scenie
swego teatru. Bardzo się z Markiem ucieszyliśmy. Po pewnym
czasie zaprosił mnie do teatru i ze smutną miną oświadczył, że
nie uzyskał zgody z Urzędu Miasta na wystawienie tej sztuki.
Bardzo żałowałem, bo mogło to być dobre przedstawienie. W
czasie pierwszej „Solidarności” Telewizja zainteresowała się
„Zebkiem” i chciała go zagrać w swoim teatrze. Otrzymał chyba
nawet jakąś nagrodę. Wszystko przekreśliło wprowadzenie stanu
wojennego. A z panią Aleksandrą później spotkałem się w
Toronto, gdzie przebywała na stypendium. 

Aleksandra Ziółkowska-Boehm przypomniała też o
procesie Melchiora Wańkowicza, w którym Pana ojciec
występował jako świadek obrony. Proszę o tym
opowiedzieć.



To jest właśnie jeden z pisarzy o lwim piórze w PRL. W 1964
roku opublikowany został krótki list trzydziestu czterech
wybitnych pisarzy i intelektualistów, w tym Wańkowicza, do
władz państwowych z apelem o zmianę polityki kulturalnej i
złagodzenie działalności cenzury. List ten odczytany został w
rozgłośni Radia Wolna Europa i stał się powszechnie znany.
Wańkowicz oskarżony został o to, że przekazał ten list do RWE i
pisał wrogie teksty szkodzące Polsce Ludowej. Wytyczono mu
proces sądowy. Wańkowicz nie skorzystał z adwokata i sam się
bronił. Poprosił też na świadka obrony mojego Ojca. Tata w
swoim wystąpieniu jako jedyny na sali stanął po jego stronie.
Powiedział, że posadzenie na ławie oskarżonych wybitnego
pisarza w kajdankach między dwoma milicjantami nie jest
dobrym pomysłem i nigdy jeszcze nie przyniosło pożądanych
efektów. I im wcześniej Melchior Wańkowicz zostanie zwolniony
tym lepiej. Bo nikt jeszcze nie wygrał z człowiekiem pióra. Obok
Ojca wystąpili jeszcze pisarze Kazimierz Koźniewski i Bohdan
Czeszko i potwierdzili zarzuty stawiane oskarżonemu.
Wańkowicz zaprzeczał kontaktom z Wolną Europą i twierdził, że
list 34 krążył po Warszawie i mógł być przekazany przez kogoś
innego. Po swoim uwolnieniu (dostał wyrok w zawieszeniu) był
niezwykle wdzięczny Ojcu za jego obronę na procesie i niemal do
końca życia na swoje imieniny zapraszał Ojca na litewską
nalewkę robioną przez siebie.

W 1985 roku wyjechał Pan wraz z żoną Wandą biologiem z



doktoratem z wirusologii do Kanady, gdyż żona dostała
tam pracę. Zostawił Pan za sobą artystyczne środowisko,
budowane przez wiele lat, kontakty, całe swoje zawodowe
życie. Wydawałoby się, że trudno będzie Panu odnaleźć się
na emigracji. Ale nie, do satyryka, dramaturga,
kompozytora doszła jeszcze jedna profesja – pisarza. Zajął
się pan tematem Polaków na emigracji, a umiejętności
prozatorskie okazały się kolejnym Pana talentem. Powstały
takie książki jak „Kładką przez Atlantyk”, „Pan Zdzich w
Kanadzie”, czy historia rodziny Wawrów – polsko-
ukraińskich emigrantów w Toronto w książce „Nawiało
nam burzę”. Powiedział Pan kiedyś, że dzięki emigracji,
stał się Pan prozaikiem.

Rzeczywiście tak się stało. W kraju byłem przede wszystkim
satyrykiem i dramatopisarzem. Do 1975 roku podpisywałem się
tylko Jarosław Abramow, chcąc się odróżnić od mojego Ojca. Ale
kiedy miałem już swoją własną ustaloną pozycję literacką
spytałem Ojca, czy mogę użyć drugiego nazwiska Newerly.
Ojciec bardzo się ucieszył i zażartował: – A ja myślałem, synu, że
ty się mnie po prostu wstydzisz? W ten sposób podkreślona
została tradycja rodzinna. Moja Żona Wanda, która po doktoracie
z wirusologii pracowała w Państwowym Zakładzie Higieny w
Warszawie otrzymała propozycję pracy w Kanadzie najpierw na
Uniwersytecie w Kingston, a potem w Toronto. Byliśmy oboje
bardzo zmęczeni stanem wojennym i postanowiliśmy trochę



odetchnąć świeżym powietrzem w Kanadzie pachnącej żywicą.
Znałem ją tylko z książek podróżniczych Arkadego Fiedlera. W
Kingston przebywała młodsza siostra Wandy, Danuta Kozbór –
Fogelberg, która po doktoracie przeniosła się do Filadelfii i
pracowała w słynnym Wistar Institute kierowanym przez naszego
rodaka, wynalazcę doustnej szczepionki przeciw polio, chorobie
Heine-Medina profesora Hilarego Koprowskiego.

Do Kanady wyjechaliśmy sami zostawiając u Babci Heleny
Kozbórowej naszą małą córeczkę Marysię. Po roku Babcia
Helena z Marysią do nas przyjechała. Nie zamierzaliśmy długo
zostać w Kanadzie. Jak laboratorium Wandy prowadzone przez
profesor Johna Rodera przeniosło się z Kingston do Toronto,
pozostawała sprawa mieszkania. I w jego znalezieniu pomógł mi
STS.

W jaki sposób?

Bardzo prosty. Znany reżyser Tadeusz Jaworski, którego mi
polecił Janusz Warmiński, jak wyjeżdżałem do Kanady,
powiedział mi, że Krzysztof Topolski bardzo chce mnie zobaczyć.
– Nie znam żadnego Krzysztofa Topolskiego – odparłem – Ale on
mówi, że ciebie zna z STS-u. Umówiłem się z Topolskim. Na
spotkanie stawił się młody, przystojny człowiek i przedstawił się.
– Pan o mnie nie słyszał, ale ja jestem bratem Marysi
Wichrzyckiej, żony Wojtka Wichrzyckiego. A ich pan z STS-u



dobrze zna! – Oczywiście. A oni są tu? – Jak najbardziej. Zaraz
Pana do nich zaprowadzę. Wojtek Wichrzycki pracował u nas w
STS-e w brygadzie technicznej, z zawodu był inżynierem i
powszechnie był lubiany. Spadli więc mi jak z nieba.
Ucałowaliśmy się z Wojtkami serdecznie – Ja zmieniłem tu swoje
trudne do wymówienia przez Kanadyjczyków polskie nazwisko
Wichrzycki na Topperman, rodowe nazwisko rodziców Marysi –
śmiał się Wojtek – W Toronto jest wielki przedsiębiorca
Tepperman i często mnie z nim mylą – powiedział. Wojtek był
jedynym chyba Polakiem, który ze względu na pochodzenie żony
zdecydował się pozostać za granicą, a pracował wtedy jako
inżynier drogowy w Iraku i chciał zaprotestować w ten sposób
przeciw antysemickiej nagonce prowadzonej w Polsce przez
generała Moczara.

Wracając do mojego mieszkania, to Krzysztof Topolski
postanowił się tym zająć. Sam pracował jako sprzedawca
używanych samochodów w Automotiv Clearance Center i miał
wielką siłę przebicia. Dowiedział się, że pracownikom
Uniwersytetu w Toronto przysługuje duży blok mieszkalny, gdzie
mieszkania są ulgowe. Ponieważ laboratorium badawcze Johna
Rodera w Mount Sinai Hospital należało do Uniwersytetu,
Wandzie to mieszkanie w pełni przysługiwało. Udaliśmy się
razem z Krzyśkiem do administracji tego domu i Krzysiek ze
swadą przedstawił mnie jak przyszłego laureata Nagrody Nobla,
a Wandę jako Marię Skłodowską-Curie. Oczarowana jego



elokwencją administratorka, pani Nicolson, bez trudu nam to
ulgowe mieszkanie przyznała. W ten sposób zamieszkaliśmy w
dużym wieżowcu przy 35 Charles Street. Zaraz po naszym
wprowadzeniu zapukał do naszych drzwi młody człowiek, który
przedstawił się: – Nazywam się Jerzy Barankiewicz. Słyszałem,
że do tego mieszkania sprowadzili się Polacy. Jeżeli mogę
Państwu w czymś pomóc to służę swoją osobą. Proszę się nie
krępować – zaoferował się. Tak poznałem Jurka Barankiewicza,
doktora biochemii, z którym do dziś jestem w wielkiej przyjaźni.



Zacząłem chodzić na lekcja angielskiego, które prowadzone były
za darmo w domu parafialnym przy kościele na Charles Street.
Tam poznałem przebojowego młodego Polaka, który bardzo
narzekał na niską zabudowę domów w Toronto: – To domki jak z
westernu, proę pana – mówił z wyższością. Współpracowałem już
wtedy z polonijną gazetą „Związkowiec”, gdzie pod
pseudonimem pisałem felietony i przyniosłem artykuł o tym
młodym człowieku, którego nazwałem Zdzichem. Tekst ten
bardzo się w redakcji spodobał i Robert Długoborski, którego
znałem jeszcze z radia w Warszawie, zaproponował, żebym pisał
tak dalej. W ten sposób w tygodniowych odcinkach powstał „Pan
Zdzich w Kanadzie”, którego pisałem pod pseudonimem Marian
Radomski. I na spotkaniu świątecznym w „Związkowcu” podszedł
do mnie działacz Związku Polaków w Kanadzie i spytał: – Pan
Radomski? – Tak – odparłem ze śmiechem. – Ja jestem też
Radomski – oświadczył – Panie! Co ja mam przez tego Pańskiego
„Pana Zdzicha”! Wszyscy myślą, że ja go piszę.

Muszę przyznać, że cała redakcja „Związkowca” zachowała się
bardzo ładnie i nikomu nie zdradziła, że to ja go piszę.
Konspiracja więc była pełna. Miałem polski paszport i nie
chciałem zrywać więzi z Krajem. Przy pisaniu tej książki
wykorzystałem wszystkie swoje satyryczne doświadczenia jako
autor STS, dlatego jest pełen humoru. Ale do głowy mi nie
przyszło, że dosłownie za parę lat, w 1989 roku, dojdą w Polsce i
na świecie takie zmiany, że będę go mógł podpisywać swoim



nazwiskiem i będzie nadawany w Kraju w popularnej audycji
radiowej „Cztery pory roku” w znakomitej interpretacji Mariana
Kociniaka. To w 1986 roku było nie do pomyślenia.     

Na emigracji powstała również doskonała trylogia
biograficzna „Lwy mojego podwórka”, „Lwy wyzwolone” i
„Lwy STS-u”. „Lwy mojego podwórka” to jedna z lepszych
książek o powstaniu warszawskim, jakie czytałam w życiu.
To historyczne wydarzenia pokazane z perspektywy
dziecka. Pojawia się tam m.in. postać rotmistrza Witolda
Pileckiego, który uratował życie Pana mamie i Panu.
Proszę o tym opowiedzieć.

Początek „Lwów mojego podwórka” miał też w „Związkowcu”,
gdzie napisałem duży tekst „Moja III Kolonia”. Potem podczas
pisania mojej polsko-ukraińskiej sagi „Nawiało nam burzę”
bohater książki Leszek Wawrów gorąco mnie namawiał, żebym
napisał swoją autobiograficzną książkę. I tak prawie równolegle
do powstania „Nawiało nam burzę” ukazały się w 2000 roku w
Wydawnictwie „Twój styl” „Lwy mojego podwórka”.

Książka miała bardzo duży odzew czytelniczy. Zwłaszcza na
Żoliborzu. Dyrektor Wydawnictwa Andrzej Rosner mówił mi, że z
biblioteki na Żoliborzu zadzwoniono do niego z prośbą o drugą
książkę „Lwów”, bo w bibliotece ustawiają się do niej kolejki.
Żyło jeszcze wtedy dużo moich kolegów z podwórka. Dziś żyję już



tylko ja i Krystyna Brzezińska Lindenberg. Mało coś nas, kurka
wodna. Powtarzam za Ryśkiem Praczem.

Wracając do Pani pytania to w 2000 roku jedynie nieliczni ludzie
w Polsce wiedzieli kto to jest Witold Pilecki. Syn Witolda
Pileckiego, mój kolega Andrzej Pilecki przyszedł do mnie do
domu podziękować, że wspomniałem o jego ojcu, przyniósł też
fotografię ojca, którą zamieściłem w drugim wydaniu książki. Z
czasem o Pileckim stało się głośno, i brytyjski reporter Jack
Fairweather wydał o nim książkę w 2019 roku pod tytułem „The
Volonteer. W 2020 roku ukazało się polskie wydanie tej książki
zatytułowane „Ochotnik” w wydawnictwie „Znak”. Spotkałem się
parokrotnie z Jackiem Fairweatherem, opowiedziałem mu w
jakich okolicznościach poznałem Witolda Pileckiego.

W 1943 roku, już po aresztowaniu mego Ojca i osadzeniu Go w
obozie koncentracyjnym na Majdanku, zjawił się u nas żydowski
szmalcownik, który przedstawił się jako przyjaciel Lejzora
Czarnobrody, którego mój Ojciec pomógł ukryć na wsi, za co w
1983 roku przyznano mu Drzewko Sprawiedliwych wśród
Narodów Świata w Jerozolimie. Otóż szmalcownik ten zaczął
moją Mamę szantażować, że jeżeli nie otrzyma odpowiedniej
sumy pieniężnej to nas wyda na Gestapo, bo jemu jest już
wszystko jedno. Zdenerwowana Mama pobiegła do naszych
przyjaciół na III Kolonii Aleksandry i Aleksandra Palińskich,
gdzie przychodził na obiady Major, czyli Witold Pilecki i



opowiedziała mu o tym. Pilecki uspokoił ją i przyrzekł, że się tą
sprawą zajmie. I rzeczywiście zajął się, bo od tej pory ten
szmalcownik do nas przestał przychodzić. Najpewniej został
zlikwidowany.

Po wojnie w 1948 roku zgłosiła się do mojej Mamy kobieta, która
przedstawiła się jako przyjaciółka Witolda Pileckiego i błagała
Mamę, żeby pomogła załatwić prawo łaski u Bolesława Bieruta
tak, żeby Witold Pilecki uniknął kary śmierci. Mama nie znała
Bieruta, ale przed wojną jako panna wynajmowała mieszkanie u
Janiny Bierutowej, pierwszej żony Bolesława Bieruta. Jako
nauczycielka śpiewu w szkole RTPD uczyła też dwoje dzieci
Bolesława Bieruta Isię i Janka. Zabawne też było, że Bierutowa
skarżyła się Mamie, że Bolek, który przebywał wtedy w Moskwie,
zdradza ją z niejaką Małgorzatą Fornalską. W tym mieszkaniu u
Bierutowej na II Kolonii WSM składał wizyty Mamie mój Ojciec.

Po Jego wyjściu Bierutowa powiedziała do Mamy:  – I na co pani
Panno Basiu taki stary mąż? Młoda, ładna panna może sobie
poszukać młodszego. Mama się roześmiała. Ojciec wtedy miał
dwadzieścia siedem lat. Ale zapuścił brodę, nosił długie włosy i
wyglądał bardzo poważnie. Mama kazała Ojcu zgolić brodę i jak
następnym razem przyszedł do Mamy to zdziwiona Bierutowa
powiedziała: – No, tak. Teraz widzę, że to młody człowiek. Ja też
Janinę Bierutową znałem, bo była u nas w przedszkolu RTPD
woźną. Zapamiętałem ją jak chodzi z kubłami i szczotką. a za nią



biegną nasze przedszkolne dwa psy Morus i Totka. Mama
postanowiła natychmiast pójść do Bierutowej i przedstawić jej
sprawę Pileckiego. Bierutowa nie była już woźną w przedszkolu
tylko wysoką inspektorką w ministerstwie Oświaty. Przyjęła
Mamę bardzo serdecznie i obiecała pomóc. Kiedy następnym
razem Mama się z nią spotkała powiedziała ze smutkiem: –
Niestety pani Basiu nic mi się nie udało zrobić. Bolek odparł, że
to jest sprawa polityczna i nie skorzysta z prawa łaski. Tak więc
niezłomny rotmistrz Witold Pilecki został rozstrzelany w 1948
roku. Jego kroki na dziedzińcu, jak prowadzą go do celi śmierci
słyszał inny więzień Mokotowa, mój przyjaciel Janusz Krasiński,
który opisał to w książce „Na stracenie”.



Tata, Igor Newerly, fot. Piotr Kirnarski
W magazynie „Culture Avenue” opublikował Pan dwa
fragmenty książki „Ich lwi pazur” o polskim środowisku
literackim. Czy może Pan coś więcej powiedzieć o tej
książce?

Teraz zmieniłem ten tytuł na „Piórem, z lwim pazurem”. W tej
książce wspominam moich przyjaciół pisarzy mojego pokolenia:
Włodzimierza Odojewskiego, Janusza Krasińskiego, Marka
Nowakowskiego, Jerzego Sito, Andrzeja Jareckiego, Władysława
Terleckiego, Kazimierza Orłosia, Jerzego Krzysztonia i wielu



innych. Oprócz ich portretów starałem się pokazać jak wielką
rolę w PRL odegrała mała sala Związku Literatów Polskich w
Warszawie w walce o niezależność ludzi pióra i wolność słowa.
Książka zaczyna się w 1960 roku z chwilą mojego przyjścia do
radia, a kończy się teraz. Z perspektywy czasu widzę, że wielu
pisarzy pokazało władzom partyjnym taki lwi pazur, dość że
wspomnę tu chociażby Janusza Szpotańskiego, który za swoją
bezkompromisową szopkę satyryczną na ekipę rządową
Władysława Gomułki odsiedział trzy lata więzienia. Bardzo
dokładnie opisuję w tej książce moją pracę w Polskim Radio,
które przeżywało wtedy swój złoty okres. Wtedy narodziła się
polska szkoła słuchowiska radiowego. Moja książka wciąż
znajduje się w redakcji u redaktora Huberta Musiała, ale myślę,
że w tym roku wyjdzie w wydawnictwie PIW.    

Ukazały się też pana wspomnienia o wyjazdach z ojcem na
wakacje p.t. „Mój dąb w Suwałkach”. Jednocześnie w 2019
r. wyszła książka Marka Boruckiego „Wybitne dzieci
sławnych Polaków”, w której jest rozdział o Pana ojcu
Igorze Newerlym i Panu. Jakie relacje łączyły Pana z
ojcem? Czy był on dla pana wzorcem literackim?

Bardzo ciekawa książka Marka Boruckiego sprawiła mi ogromną
radość. Znaleźć się wśród dwudziestu czterech rodów tak
sławnych Polaków jak Aleksander Fredro, Stanisław Moniuszko,
Zofia Nałkowska, Jacek Malczewski, Józef Chełmoński, Józef



Conrad – Korzeniowski czy Stanisław Wyspiański to prawdziwy
zaszczyt. Jestem w tej książce jedynym żyjącym wybitnym
dzieckiem. Marek Borucki pokazuje w swej książce, jak trudno
jest udźwignąć dzieciom ciężar sławy swoich wielkich ojców.
Doświadczyłem tego sam na sobie dlatego tak dobrze rozumiem
świetnego malarza Rafała Malczewskiego, który pędzlem starał
się odróżnić od swojego sławnego ojca. Ja, jak już wspomniałem,
nie używałem nazwiska mojego Ojca to 1975 roku. W poczuciu
własnej wartości uratował mnie teatr STS i dramaturgia radiowa
i teatralna. To była moja mała wyspa ocalenia.

Przygotowujac nasze spotkanie rozmawiałam z prezes
Fundacji PAW (Polish Artists in the World) – Henryką
Mielczanowską, która jest kuratorem wystawy Edwarda
Barana – artysty mieszkającego we Francji. Opowiadała, że
Edward Baran wielokrotnie wspominał STS, cytując z
pamięci teksty i śpiewając piosenki. Czy Pan go pamięta?

No jakżesz. Oczywiście. Wiedziałem, że wyjechał do Francji.
Wysoki blondyn. Przez wiele lat pracował w STS-e i był bardzo
lubiany. Zaprzyjaźniony z Wojtkiem Wichrzyckim, o którym
wspomniałem. Pozdrawiam Cię najmocniej kochany Edziu i
ogromnie się cieszę, że się odezwałeś.

W rozmowie, którą wykorzystałam w książce „Teatr
spełnionych nadziei” powiedział Pan: – W Toronto mam



taką swoją polską wysepkę. Zauważyłem, że czym jestem
starszy tym bardziej się izoluję. Nie mam ochoty wyjść na
imprezę, gdy np. jest brzydka pogoda. W domu mam
warunki, spokój i dobrze mi. W Warszawie ciągle coś mnie
rozprasza, spotkania, wizyty, promocje. A tu mam cały
dzień dla siebie, wyprowadzam tylko psa i piszę. Czy nadal
Toronto, to Pana wyspa?

Tak. Mam tylko do dodania to, że wierny przyjaciel moich
codziennych spacerów, pies corgy, nazwany na cześć Franka
Sinatry, którego piosenki Wandzia uwielbiała, zmarł niestety w
marcu 2020 roku w sędziwym psim wieku  piętnastu i pół lat.
Kiedy w klinice weterynaryjnej na pytanie jak się nazywa pies
Wandzia mówiła: – Franky. Jak Frank Sinatra, wzbudzała tym
zawsze salwy śmiechu. Franek był bardzo popularny w
wieżowcu, w którym mieszkam. Jak sąsiedzi zobaczyli mnie
samego zaraz pytali – A gdzie Franky? Gdy odpowiadałem, że nie
żyję głęboko mi współczuli. Teraz jestem sam na mojej wyspie i
jedynym ratunkiem jest pisanie.

31 stycznia 2021 roku odbyło się spotkanie z Jarosławem
Abramowem-Newerlym przez platformę Zoom w ramach Klubu
Historyka Austin Polish Society w Teksasie. Obecny wywiad
utrwala oraz uzupełnia to, o czym rozmawialiśmy podczas
spotkania (Joanna Sokołowska-Gwizdka).



„Bohdan, Bohdan trzymaj się”, słowa i muzyka Jarosław
Abramow-Newerly, śpiewa Bohdan Łazuka
Część 1:

Złączył nas czas. Część 1.

Zobacz też:

W krzywym zwierciadle Jarosława Abramowa-Newerlego

https://www.cultureave.com/zlaczyl-nas-czas-czesc-1/
https://www.cultureave.com/w-krzywym-zwierciadle-jaroslawa-abramowa-newerlyego/

