
Złączył nas czas.
Część 1.
Rozmowa z Jarosławem Abramowem-Newerlym,
kompozytorem, satyrykiem, dramatopisarzem, pisarzem – o
ludziach, wydarzeniach i sytuacjach, które pozostały w
pamięci.
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Jarosław Abramow-Newerly, fot. Marek Nowicki
Joanna Sokołowska-Gwizdka: (Austin, Teksas)

Z Pana wszechstronną twórczością zarówno poetycką, jak i
kompozytorską zetknęłam się podczas spektaklu Salonu
Poezji, Muzyki i Teatru Marii Nowotarskiej pt. „Dopóki
śpiewam ja” w 2002 r. Do Toronto, które miało stać się
moim nowym emigracyjnym domem, przyjechałam w 2001
roku. Jakim więc szczęściem było dla mnie odkrycie, że w
Kanadzie są nie tylko wybitni polscy twórcy, ale i polskie
gazety. Mając doświadczenie zarówno akademickie, jak i
dziennikarskie mogłam natychmiast włączyć się w nurt



twórczości polskiej poza krajem. Spektaklem byłam
oczarowana. Znałam wykonywane na scenie w Toronto
wielkie przeboje, wiele razy słyszałam je w Polsce, ale nie
zdawałam sobie sprawy z tego, że to Pan jest autorem
większości z nich, zarówno tekstu, jak i muzyki. Znamy
dobrze wykonawców, bo to z nimi mamy bezpośredni
kontakt, a autorów mniej. Jak to jest, kiedy utwór, który
się stworzyło, wchodzi na stałe w powszechny obieg, będąc
zapisem i ikoną pewnego czasu? Co czuje wtedy autor?

Jarosław Abramow-Newerly: (Toronto)

Ilekroć słyszę, że jestem znanym autorem, to przypomina mi się
opowieść mojego Ojca Igora Newerlego,  który opowiadał, jak w
latach pięćdziesiątych ubiegłego wieku wysyłano pisarzy w teren
na wieczory autorskie. I na jednym takim wieczorze w dużej hali
fabrycznej organizator tego spotkania, działacz kulturalno-
oświatowy zaprezentował Ojca tak: – Witamy sławnego pisarza,
po czym nachylił do Ojca i szeptem spytał: – Przepraszam, a jak
nazwisko? Od tej pory z tą pisarską sławą jestem ostrożny.

Ale wracając do Pani pytania w sprawie piosenek to na pewno
najbardziej cieszyłem się kiedy usłyszałem w radio moją
piosenkę, gdy byłem bardzo młody, jak i teraz kiedy jestem
bardzo stary. Miło mi bowiem, że te piosenki wciąż żyją i są
śpiewane, chociaż niektóre z nich liczą sobie ponad pół wieku. I
ma Pani absolutną rację, że na ogół znamy piosenkę, a nie wiemy



kto ją stworzył. Powiedziałbym nawet, że im piosenka jest
bardziej znana tym bardziej staje się własnością ludu i jest
anonimowa. Przykładem pieśń harcerska i biesiadna „Płonie
ognisko i szumią knieje”. Wszyscy ją znamy, a mało kto wie, że 
jej autorem jest poeta Jerzy Braun, stryj reżysera i pisarza
Kazimierza Brauna.

Pisząc książkę o scenie polskiej w Toronto „Teatr
spełnionych nadziei” poznałam też z nagrań wcześniejszy
spektakl poświęcony Pana twórczości „Bo ja tak mówiłem
żartem” z 1996 r. Jak Pan wspomina te dwa Pana benefisy
w Toronto i czym zaowocowały?

Tę Pani książkę uważam za niezwykle cenną. Ocala bowiem
pamięć o wspaniałej działalności Marii Nowotarskiej i
stworzonego przez Nią Salonu Poezji, Muzyki i Teatru. Maria
Nowotarska ułożyła z moich piosenek dwie rewie i wystawiła je
niezwykle profesjonalnie. Te spektakle były na tyle udane, że
publiczność była pewna, że w tym kształcie przeniesione zostały
z jakiegoś teatru w Warszawie, tymczasem było to oryginalne
dzieło reżyserskie Marii Nowotarskiej. Jako aktorka brawurowo
odśpiewała i odtańczyła moją piosenkę: – Jestem wiecznie młoda
koza, nie mimoza, nie skleroza, chociaż kończę dziewięćdziesiąt
dziewięć lat! Do stu lat brakuje roczek, śpiewająco go
przeskoczę, ale błagam ja nie lubię takich dat! Na potrzeby tych
rewii napisałem specjalnie walca na koloraturowy sopran Marii



Knapik-Sztramko, która w tej rewii z powodzeniem wystąpiła, a
 także „Marsza Don Kichotów”, którego sam zaśpiewałem. Tekst
tego marsza szczęśliwie zacytowała Pani w swojej książce dzięki
czemu ocalał.

„Dopóki śpiewam ja”, słowa i muzyka Jarosław Abramow-
Newerly, śpiewa Jerzy Połomski
Polem realizacji Pana talentu zarówno kompozytorskiego,
jak i jako autora tekstów piosenek oraz skeczów stał się
słynny Studencki Teatr Satyryków – kuźnia talentów, z
którym był Pan związany od 1954 do 1969 roku. STS był
antidotum na socjalistyczną rzeczywistość, wentylem
bezpieczeństwa dla młodych, zdolnych, pełnych pomysłów
ludzi. Pana twórczość z okresu STS-u znalazła się w
publikacji „Myślenie ma kolosalną przyszłość” (1957).

To była debiutancka książka zawierająca teksty z STS-u moje,
Agnieszki Osieckiej, Andrzeja Jareckiego i Witolda
Dąbrowskiego. Tytuł pochodził z nazwy jednego z naszych
programów i zrobił taką karierę, że stał się potocznym
powiedzeniem i zawędrował do książki Henryka Markiewicza i
Anrzeja Romanowskiego „Skrzydlate słowa”.

O tym czasie napisał Pan piękną książkę „Lwy STS-u”, w
której opowiada Pan o historycznych już postaciach i
opisuje wiele bardziej lub mniej znanych wydarzeń. Jakby



teraz, po latach, podsumował Pan to, co dał Panu STS?

STS mnie uformował jako satyryka, kompozytora i aktora. We
wczesnej młodości chciałem zostać aktorem. Nawet
przygotowywałem się w 1953 roku do egzaminu na PWST razem
z moim kolegą ze szkoły Marianem Jonkajtysem. W ostatniej
chwili stchórzyłem i nie poszedłem na egzamin. On zdał i został
aktorem. Mnie zaś z aktorstwa wyleczył STS. Tam dużo grałem i
śpiewałem w naszych operetkach. Po pewnym czasie doszedłem
do wniosku, że dużo lepiej jest pisać niż występować i mieć
wieczory zajęte. Dużo większą satysfakcję dawało mi siedzenie
na widowni i obserwowanie reakcji publiczności na moje utwory.
Teatr jest okrutnym weryfikatorem tekstu. I albo publiczność
klaszcze i się śmieje, albo milczy i chrząka ze znudzenia. Dzięki
STS-owi uwierzyłem we własne siły. Odnalazłem własną wartość
i przestałem być tylko synem sławnego Ojca. Podpisywałem się
Abramow i nikt nie wiedział, że słynny pisarz Igor Newerly to
mój Ojciec.

Mówił Pan, że mama miała talent muzyczny, a tata
pisarski. Tata opowiadał Panu bajki, a mama śpiewała. Czy
z domu wyniósł Pan tę wszechstronność?

Na pewno zdolności muzyczne odziedziczyłem po swojej Mamie.
Ona była przed wojną nauczycielką śpiewu i główną śpiewającą
aktorką kukiełkowego Teatru „Baj”. Jeszcze jak byłem w wózku



wśpiewywała we mnie różne piosenki. Bardzo się zdziwiła, kiedy
nagle, jeszcze nie mówiąc, powtórzyłem za nią znaną biesiadną
piosenkę „Za dzień, za rok, za chwilę razem nie będzie nas”,
pohukując w takt słów „uu uu uuu, uuuuu bu!”

Mama, pani Basia – Barbara z Jareckich, fot. arch. J. Abramowa-
Newerlego
Mając pięć lat ułożyłem pierwszy swój utwór muzyczny „Galop
koni” Opus 1, słowem zapowiadałem się na Mozarta. Niestety
miałem bardzo duże kłopoty z czytaniem i pisaniem nut. I nic z
tego nie wyszło. Ale miłość do pisania piosenek pozostała. I
rozkwitła właśnie w STS-e. Co śmieszniejsze do STS-u
zaproszony zostałem jako kompozytor. Napisałem wtedy do
tekstu wydrukowanego w „Po prostu” walca „Na UW, na UW, na



UW – chcesz coś dostać, musisz postać dłużej tu!”, który był
śpiewany przez naszą studencką polonistyczną grupę. Na jakiejś
wieczornicy podszedł do mnie Marek Lusztig i powiedział: –
Słyszałem, że skomponował kolega walca. Może przyjdzie kolega
na próbę do naszego Studenckiego Teatru Satyryków. I tak w
marcu 1954 roku dołączyłem do grupy STS-u przyprowadzając
ze sobą z kolei moich przyjaciół z polonistyki Andrzeja Jareckiego
i Witolda Dąbrowskiego. Na pewno to, że zostałem
kompozytorem w dużym stopniu zawdzięczam naszemu
niezapomnianemu kierownikowi muzycznemu Markowi
Lusztigowi, który tych moich amatorskich kompozycji nie
wyśmiał, tylko poważnie potraktował. Dzięki Niemu uwierzyłem
w swoje kompozytorskie możliwości i z radością komponowałem
piosenki i operetki. Miałem wrodzony dar układania chwytliwych
melodii. Byłem jednak tak zwanym kompozytorem gwizdanym.
Tego określenia zwykł używać Władysław Szpilman, z którym
jako literat pracujący w radio, zasiadałem w komisji oceniającej
nadsyłane piosenki. Szpilman siadał do pianina i przegrywał
zgłoszoną fortepianówkę. Jak była napisana z błędami zwykł
mawiać: – To jest kompozytor gwizdany. Musi się trochę jeszcze
pouczyć – i dyskwalifikował utwór.

W 1961 roku napisałem dla STS-u muzykę do przedstawienia
„Oskarżeni” Andrzeja Jareckiego i Agnieszki Osieckiej. W sumie
dwanaście piosenek, które brawurowo zaśpiewali Alina Janowska
i Wojciech Siemion. Z „Oskarżonych” pochodzą takie znane



piosenki jak „Widzisz mała jak to jest”, „Polka kryminalna” czy
„Ballada o Chmielnej” Agnieszki Osieckiej. Zaprosiłem na
premierę Władysława Szpilmana. Po przedstawieniu uścisnął mi
rękę i powiedział: – No, panie Jarku. Muzyka się Panu udała.
Gratuluję. – To właśnie ja jestem tym kompozytorem gwizdanym,
panie Władysławie – odparłem. Szpilman się zaśmiał i
powiedział: – Czasem zdarzają się wyjątki.

Jarosław Abramow-Newerly z Agnieszka Osiecką, w głębi w głębi
aktor Marian Kubera, fot. Sławomir Biegański, z arch. J.
Abramowa-Newerlego.



Pana doświadczenie jako satyryka zaowocowało
powstaniem szeregu jednoaktówek, spektakli teatralnych,
słuchowisk radiowych, sztuk pisanych dla Teatru Telewizji.
Poruszał w nich Pan problemy mitów społecznych,
przemian obyczajowych, konfrontację tradycji z
nowoczesnością. Pana sztuki takie jak „Derby w pałacu”,
„Darz bór”, „Słowik Warszawy”, weszły już na stałe do
kanonu literatury polskiej. Za sztukę „Anioł na dworcu”
otrzymał pan nagrodę im. S. Piętaka (1965) i nagrodę
fundacji im. Kościelskich (1967). Kazimierz Braun
przypomniał, że reżyserował Pana sztukę „Żaglowce, białe
żaglowce” w 1970 r. w doborowej obsadzie (Fijewski,
Zaczyk, Rudzki) w Teatrze Telewizji, a potem sztukę „Klik,
klak” w 1973 r. teatrze w Lublinie.

Oglądałem niedawno „Żaglowce, białe żaglowce” w finezyjnej i
doskonałej reżyserii Kazimierza Brauna. Znakomicie tę sztukę
obsadził. Przypomnę, że sztuka ta dotyczy spotkania po latach
kolegów z jednej klasy, a ściślej dwóch przyjaciół. Głównego
bohatera, w którego eleganckim mieszkaniu odbywa się to
spotkanie, przezywanego w szkole Gruchą oraz prymusa klasy
Jędrusia Górniaka. Pierwowzorem „Żaglowców” był skecz z STS-
u „Zjazd koleżeński”. W skeczu tym i w sztuce pada kwestia.
Jeden z byłych uczniów rozgląda się po klasie i mówi: – Coś mało
nas, kurka wodna. Wtedy w skeczu to był żart. Teraz po latach
smutna prawda. Czołowy aktor STS-u Ryszard Pracz do dziś lubi



to zdanie powtarzać na wszystkich zjazdach STS-u. Ze
znakomitej obsady „Żaglowców” żyją już tylko trzy osoby – ja,
Kazimierz Braun i Irena Szczurowska, która była wtedy młodą,
piękną dziewczyną. W tym spektaklu starego profesora
Puchaczewskiego, przezywanego Puchaczem zagrał wielki polski
aktor Kazimierz Opaliński. Miał on niezwykły dar w prosty
sposób wywoływać wzruszenie.

Była to wtedy ostatnia jego rola w telewizji. Byłem na nagraniu
tego spektaklu. Wówczas aktorzy grali na żywo i jak ktoś się
pomylił, to trzeba było zaczynać od początku. Opaliński w swojej
kwestii się pomylił i aktorzy musieli zacząć grać od nowa.
Uczynili to bez szemrania z wielkiego szacunku dla swojego
starszego kolegi, uznanego za swego mistrza. W pewnym
momencie stary Puchacz wywołuje do tablicy byłego ucznia,
obecnie majora Ludowego Wojska Polskiego i zaczyna pytać o
lewe dopływy Wisły. Ten oczywiście nie pamięta. – Lewe? –
próbuje zagadywać. – Tak lewe – odpowiada profesor. – Ale
licząc od gór czy od morza? To znaczy od dołu czy od góry? – Jak
ci wygodnie. Byle były wszystkie – mówi profesor. Rolę tę
wybornie zagrał Henryk Borowski. Stał z baranią miną i strzygł
uchem jak koledzy w ławkach mu podpowiadają. Najgłośniej
podpowiadał obecny ksiądz, którego profesor musiał uciszyć.
Księdza tego grał Lech Ordon, aktor o niezwykle dobrodusznym
wyglądzie. Ilekroć się z Ordonem po latach spotykałem to zawsze
wspominał: – Pamięta Pan nasze „Żaglowce”? To była sztuka! –



wykrzykiwał.

Jedynym uczniem pamiętającym zasady moralne, których uczył
stary Profesor był Jędruś, prymus klasy, którego wyśmienicie
zagrał Tadeusz Fijewski. – Kim jesteś teraz, Jędruś? – pyta
wzruszony profesor. – Trzymam taksówkę, panie profesorze –
odpowiada Fijewski z bolesną miną. Dla Kazimierza Rudzkiego,
który grał adwokata i u kolegi dyrektora generalnego, wysokiego
działacza partyjnego, szukał poparcia, żeby wstąpić do Zbowidu,
czyli Związku Kombatantów, musiałem dopisać rolę, bo nie
chciał wystąpić w epizodzie. Cenzura nie puściła Zbowidu i
musiałem go zastąpić Polskim Związkiem Kajakowym. Chciałem,
żeby ten wysoki działacz partyjny był ministrem, ale to wówczas
było niemożliwe. Nie mniej Witold Kałuski doskonale zagrał
takiego zadowolonego z siebie dygnitarza.

Prawdziwą kreację w „Żaglowcach” stworzył Adam Mularczyk,
aktor o diabolicznym wyglądzie i charakterystycznym głosie,
który wsławił się rolą konia w pamiętnym przedstawieniu
„Czekając na Godota” Samuela Becketta w reżyserii Jerzego
Kreczmara w Teatrze Współczesnym w Warszawie oraz rolą
Profesora Pęduszki w Radiowym Teatrze „Eterek” Jeremiego
Przybory. Adam Mularczyk w pewnym czasie zrezygnował z
aktorstwa i wraz żoną, naukowcem wirusologiem Zofią
Wróblewską, koleżanką z pracy mojej Żony Wandy w
Państwowym Zakładzie Higieny w Warszawie, wyemigrował do



Ameryki i osiadł w klasztorze Częstochowa pod Filadelfią. Tam
założył teatr. Podczas okupacji pracował w teatrze razem z
Karolem Wojtyłą.

Adam opowiadał mi, że jak kardynał Wojtyła przyjechał do
Filadelfii i spotkali się razem, to przyszły papież wykrzyknął: –
Adam! Ty tu? – A ja odkrzyknąłem: – Lolek! Ty też tu? – i
rzuciliśmy się sobie w ramiona. Jeden z zakonników, który
bardzo dokuczał w pracy Adamowi podszedł do niego i spytał z
podziwem: – Pan zna kardynała? – A ja odwróciłem się do niego i
powiedziałem dwa słowa: – „Odpierdol się”!

Adam był bardzo żywiołowy i dowcipny. Teraz gdy oglądałem ten
wspaniały spektakl to nie mogłem się nadziwić jak głęboko
poruszyliśmy z Braunem problem czasu. Byliśmy obydwaj młodzi,
mieliśmy po trzydzieści parę lat i na własnej skórze nie
przeżyliśmy problemu starości, o którym mówił profesor do
swoich uczniów: – Po coście tu przyszli. Złączył was czas! Ten
największy hycel. Przeglądacie się jeden w drugim i sprawdzacie
czy jeszcze żyje.

W puencie sztuki taksówkarz Jędruś mówi do swojego kolegi,
głównego bohatera: – Zastanów się, Grucha, dlaczego ty zrobiłeś
karierę, a ja nie!? I to jedno zdanie cenzura kazała mi wykreślić.
Pojechałem do telewizji. Przyjęła mnie bardzo serdecznie
dyrektor Teatru Telewizji Irena Bołtuć i w bardzo oględny sposób



prosiła, żebym to zdanie usunął. – Ależ pani Ireno? Bez tego
zdania nie ma mojej sztuki! – broniłem się. – Ja świetnie
rozumiem. Ale taki nakaz mamy z góry! – argumentowała. W
końcu doszło między nami do ugody i zostało skreślone jedno
słowo, mianowicie „Nie”. Ale Fijewski tak to świetnie zagrał i
machnął z rezygnacją ręką, że dla wszystkich było jasne dlaczego
nie zrobił kariery w PRL. Był synem aptekarza w przeciwieństwie
do Gruchy, Stanisława Zaczyka, który miał doskonałe
pochodzenie społeczne. Dziś sądzę, że to jedno końcowe zdanie
Irena Bołtuć puściła na własną odpowiedzialność. Wiem też, że
po nadaniu spektaklu miała przykrości. Mianowicie
zaprotestowało Ludowe Wojsko Polskie twierdząc, że w sztuce
ośmieszyłem polskiego oficera.

Jarosław Abramow-Newerly, „Żaglowce, białe żaglowce”, reż
Kazimierz Braun, 1970 r., Teatr Telewizji
Tak długo rozgadałem się o „Żaglowcach”, bo uważam ten
spektakl za jeden z najlepszych w moim życiu i dziękuję za niego
Kazimierzowi Braunowi. Potem w 1972 roku spotkaliśmy się
razem w mojej sztuce „Klik-Klak”, którą Kazimierz Braun
wyreżyserował jako dyrektor Teatru imienia Juliusza Osterwy w
Lublinie. Warto przypomnieć, że z jego inicjatywy przystąpiono w
Lublinie do budowy nowego gmachu teatru.

Po wystawieniu w stanie wojennym głośnego spektaklu „Dżuma”
według książki Alberta Camusa Kazimierz Braun został



pozbawiony dyrekcji Teatru Współczesnego we Wrocławiu i
wyemigrował wraz z rodziną do Stanów Zjednoczonych. Tu
został profesorem na Uniwersytecie w Buffalo. I szczęśliwy los
zetknął go z Marią Nowotarską i Agatą Pilitowską, dla których
napisał wspaniałe sztuki teatralne. „Helenę – rzecz o
Modrzejewskiej”, „Tamarę L” o słynnej polskiej malarce Tamarze
Łempickiej, dalej sztukę o Marii Curie-Skłodowskiej i aktorce
Poli Negri, słowem o Polkach emigrantkach, które zrobiły
światową karierę. Jednocześnie stał się na emigracji moim
kolegą dramatopisarzem. Dziwny los sprawił, że ja w Kanadzie z
dramatopisarza przerodziłem się w prozaika, a on z reżysera w
dramatopisarza.

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).

Część 2:

Złączył nas czas. Część 2.

Zobacz też:

https://www.cultureave.com/od-sts-u-po-kanade-czesc-2/


W krzywym zwierciadle Jarosława Abramowa-Newerlego

Chopin zdobywa
Atlantę
Rozmowa z Dorotą Lato – założycielką i prezesem Chopin Society of
Atlanta

http://www.cultureave.com/w-krzywym-zwierciadle-jaroslawa-abramowa-newerlyego/
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Dorota Lato (w środku) razem ze studentami wydziałów
muzycznych uczelni Atlanty, stypendystów Fundacji Elżbiety i
Krzysztofa Krawczyńskich przy CSA, na corocznej Gali Chopin
Society Atlanta w 2018 r., fot. Agnieszka Sulewska
Bożena U. Zaremba:

Minęło 20 lat od założenia przez Ciebie i Twojego męża,
Piotra Folkerta, który jest koncertującym pianistą,
Towarzystwa Chopinowskiego w Atlancie. Masz prawo być



dumną z osiągnięć organizacji…

Dorota Lato:

Jestem niezmiernie dumna. Przede wszystkim z tego, że
organizacja w dalszym ciągu się rozwija i zwiększa się liczba
przedstawianych przez nas koncertów, na które przychodzi coraz
więcej publiczności. Rozszerzamy wachlarz wydarzeń
muzycznych. Zachęciliśmy również dużą rzeszę sponsorów,
którzy aktywnie uczestniczą w rozwoju organizacji i dzięki temu
możemy skupić się na realizacji nowych przedsięwzięć,
szczególnie przeznaczonych dla studentów muzyki z Atlanty,
którzy widzą swoją przyszłość w świecie pianistyki. Od pięciu lat,
dzięki Fundacji Elżbiety i Krzysztofa Krawczyńskich przy CSA,
sponsorujemy studentom uczelni Atlanty studia letnie w Paryżu i
Valdemossie. Do tej pory przyznaliśmy stypendia około
dwudziestu uczestnikom. Ten program międzynarodowych
kursów chcemy rozszerzyć również na Polskę. Są nimi
zainteresowani i studenci, i bywalcy naszych koncertów, bo przy
tej okazji chcieliby odwiedzić kraj, w którym Chopin się
wychował oraz zwiedzić najważniejsze ośrodki z nim związane.

Dlaczego Chopin? Dlaczego nie np. Paderewski, którego
związki z Ameryką są dość silne?

Odpowiedź jest dość prosta. Założenie naszej organizacji było
rezultatem iskry, która narodziła się po koncercie mojego męża



w Atlancie w 1999 r., kiedy cały świat obchodził 150-lecie
śmierci Fryderyka Chopina. Ten przepiękny koncert w całości
poświęcony utworom Chopina był bardzo ciepło, wręcz
entuzjastycznie przyjęty. Tego samego wieczoru, po koncercie,
kiedy delektowaliśmy się sukcesem, postanowiliśmy regularnie
organizować tego typu koncerty i stworzyć organizację, która
promowałaby muzykę polskiego kompozytora. Oczywiście
Paderewski jest bardzo cenionym przez nas artystą, jego
twórczość także promujemy, a wielu pianistów, których
gościliśmy, wykonywało jego utwory, ale spuścizny obu
kompozytorów w żadnym razie nie da się porównać.

Czy Atlanta jest dobrym miejscem na promowanie kultury i
sztuki?

Tak, chociaż każde miejsce ma oczywiście swoją specyfikę, swój
charakter i jest inaczej przygotowane. Mieszkając w Atlancie od
długiego czasu, doskonale poznałam ten rynek i wiem, czego
ludzie oczekują i jak ich zainteresować, zaintrygować. Jest to
miasto kosmopolityczne i jego mieszkańcy są otwarci na kulturę
odmienną od własnej. Muzyka Chopina jest szalenie uniwersalna,
znajduje więc oddźwięk wśród ludzi o tak różnorodnym
pochodzeniu etnicznym, religijnym i kulturowym. Atlanta jest
przy tym młodym, rozwijającym się miastem, a przez ostatnie
lata stała się silnym ośrodkiem uniwersyteckim. Młodzi są
bardzo ambitni, otwarci i chętnie uczestniczą w naszych



prezentacjach, nie tylko koncertowych. Do nich przede
wszystkim adresujemy wykłady muzykologów i kursy
edukacyjne, które są entuzjastycznie przyjmowane.

Dlaczego tak wielką wagę Wasza organizacja przykłada do
edukacji młodzieży?

Bo to przecież dzisiejsza młodzież będzie kiedyś wypełniać sale
koncertowe. Jeżeli chcemy kultywować rozwój muzyki, musimy
zadbać o to, żeby młodzież aktywnie uczestniczyła w muzycznych
przedsięwzięciach, żeby chodziła na koncerty. Także, żeby
uczestniczyła w konkursach, które organizujemy dla młodzieży
szkolnej. Mam na myśli konkurs na esej przedstawiający
wrażenia po koncercie i konkurs rysunkowy. Poprzez inne
medium dzieci muszą się ustosunkować do muzyki Chopina i
przedstawić swoje wizje. Dla mnie jest to ważne, bo pozwalamy
odkrywać muzykę Chopina tym, którzy nie grają na fortepianie
albo innym instrumencie, albo niekoniecznie interesują się
muzyką poważną. Taki konkurs powoduje, że sięgną do nagrania
czy też książki i zapoznają się z jego twórczością.

Co najbardziej uderza Ciebie w pracach, które dzieci
przysyłają na te konkursy?

Świeżość. Te prace pokazują, że rozumienie muzyki przez dzieci
jest bardzo piękne i wzruszające. Dzieci są uderzająco otwarte i



reagują na świat w czysty, nienaruszony sposób. Eseje to są takie
mini-recenzje – niezwykle piękne i trafne. Zwłaszcza uderzają
porównania, które są ogromnie interesujące i intrygujące.

Czy możesz przytoczyć jakiś tekst?

Było ich wiele, ale jeden esej szczególnie silnie utkwił mi w
pamięci. Napisany był przez wtedy niespełna dziesięcioletnią
Sitary Shirol, która porównała „Poloneza As-dur” w wykonaniu
Kevina Kennera do tańca przepięknego pawia. Ten taniec jest
„elegancki, pełen gracji, symbolizujący szczęście, piękno i
szczerość”. Prace rysunkowe są też fantastyczne. Można je
zobaczyć na naszym portalu. Najciekawsze z nich
wykorzystujemy do oprawy graficznej naszych materiałów
reklamowych, zdobią nasze kartki świąteczne, które wysyłamy
do sponsorów, a jedna z prac została wykorzystana na okładce
corocznego magazynu Międzynarodowej Federacji Towarzystw
Chopinowskich.

Czy skupienie się na młodym odbiorcy jest trudniejsze?

Nie wiem, czy trudniejsze, ale na pewno trzeba do nich dotrzeć
w inny sposób. Nasza działalność jest jakby dwupokoleniowa, bo
staramy się nią zainteresować zarówno dorosłych, jak i młodzież.
Bardzo często rodzice przychodzą na koncerty, bo dzieci są
zainteresowane i to dzieci przyprowadzają rodziców [śmiech].



Sprawia nam to dużo satysfakcji, bo widzimy rezultaty naszej
działalności.

Recital Rafała Blechacza w Atlanta Symphony Hall, który odbył
się 15 kwietnia 2018 r. Od lewej: Anna Paré, założycielka
Fundacji Elżbiety i Krzysztofa Krawczyńskich przy CSA i członek
zarządu CSA, Rafał Blechacz i Dorota Lato, fot. Anton Shteyn
Z czasem wypracowałaś sobie system funkcjonowania
Towarzystwa, ale początki chyba nie były łatwe?

Organizacja koncertów to olbrzymi wysiłek organizacyjny, ale
poprzez lata działalności udało się nam nawiązać współpracę z
najlepszymi salami w Atlancie, łącznie z Atlanta Symphony Hall,



gdzie zaprezentowaliśmy koncert Rafała Blechacza. To był
ogromny sukces. Także zainteresowaliśmy lokalne radio i prasę.
Każdy nasz koncert jest olbrzymim wydarzeniem, a bilety są
wyprzedane. Ludzie są pod wrażeniem, że taki szeroki wachlarz
wiekowy i kulturowy jest reprezentowany wśród naszej
publiczności. Z tego niesłychanie się cieszę, bo to pokazuje, że
trafiliśmy do wielu grup społecznym i potrafiliśmy ich
zainteresować muzyką Chopina.

Masz nie tylko wykształcenie muzyczne, ale świetne
wyczucie co do tego, czy dany artysta jest dobrym i
charyzmatycznym pianistą. W jaki sposób to rozpoznajesz?

Dla kogoś, kto się wychował w Polsce i uczył się muzyki od 6
roku życia, to jest wyczucie intuicyjne. Jak słucham jakiegoś
pianisty to właściwe po pierwszych taktach wiem, czy pianista
potrafi mnie przekonać do swojej sztuki. I zachwycić. To trudno
opisać, ale nawiązuje się jakaś niewidzialna, ale odczuwalna nić
porozumienia pomiędzy słuchaczem a pianistą.

Starasz się też sprowadzać wybitnych interpretatorów
muzyki Chopina.

Przede wszystkim chcemy promować interpretacje, które są
przekonujące. Prezentowaliśmy bardzo wielu cenionych na
świecie interpretatorów muzyki Chopina, w tym laureatów



pierwszych i głównych nagród Międzynarodowego Konkursu im.
Fryderyka Chopina w Warszawie. Niech wymienię takich
wspaniałych pianistów jak Rafał Blechacz, Marek Drewnowski,
Eric Lu, Georgijs Osokins, Yulianna Avdeeva, Kevin Kenner,
Ingrid Fliter, Dina Yoffe czy Alexander Kobrin.

W ramach działalności Towarzystwa, byłaś inicjatorką
ciekawej serii koncertów połączonych z narracją. Jak
powstał ten pomysł?

Zawsze chcemy zaprezentować coś innego, nietuzinkowego. Taki
koncert z narracją ma na celu przybliżenie sylwetki kompozytora
poprzez udostępnienie informacji, czy to w formie listów samego
kompozytora, czy jego bliskich albo po prostu faktów
biograficznych. Często publiczność nie zdaje sobie sprawy z
tego, że niektóre utwory mają swoją konkretną historię. W
muzyce Chopina nie jest to może tak bardzo widoczne czy
podkreślane, ale są utwory, którym charakter nadało jakieś
wydarzenie. Na przykład słynne preludium „deszczowe”, które
powstało na Majorce, czy „Etiuda Rewolucyjna” skomponowana
po powstaniu listopadowym, w którym Chopin nie mógł
uczestniczyć.

Jeden z koncertów tej serii poświęcony był jazzowi. Dla
CSA grali też koncerty muzycy jazzowi. Czyli organizacja
nie ogranicza się do tradycyjnego wykonawstwa.



Absolutnie nie. Zacznę od tego, że gościliśmy np. skrzypka,
Mariusza Patyrę, zwycięzcę Międzynarodowego Konkursu
Skrzypcowego im. N. Paganiniego w Genui, który w bardzo
wzruszający sposób zagrał transkrypcje utworów Chopina na
skrzypce. Prezentowaliśmy też utwory Chopina w interpretacji
muzyków jazzowych, zarówno pianistów i wokalistów. Grażyna
Auguścik na przykład była u nas dwa razy i zawsze była bardzo
gorąco przyjmowana. Zaprezentowaliśmy też szalenie ciekawy
koncert, na którym najpierw utwory Chopina zaprezentował w
oryginalnej wersji mój mąż, a potem te same utwory usłyszeliśmy
w wersji jazzowej, w wykonaniu Adama Makowicza. To spotkało
się z olbrzymim entuzjazmem. Podobnym konceptem był koncert
„3xChopin” z udziałem Ewy Pobłockiej, Leszka Możdżera i Trio
Andrzeja Jagodzińskiego. Takie koncerty łączące tradycyjne
wykonanie z jazzowym są bardzo ciekawe. Wersje jazzowe
utworów Chopina pozwalają miłośnikom jego muzyki głębiej
odkryć harmonię tych kompozycji lub odsłonić inny koloryt. Ale
na te koncerty przychodzą także wielbiciele jazzu. Połączenie
tych dwóch różnych światów zdecydowanie poszerza muzyczne
horyzonty.

W ciągu tych 20 lat udało Ci się przyciągnąć do organizacji
koncertów dużą liczbę ludzi, w większości wolontariuszy.
Co nimi kieruje?

Nas wszystkich przyciąga pasja i miłość do muzyki Fryderyka



Chopina. Wielu z nas pochodzi z Polski i my, Polacy, chociaż
może tego nie artykułujemy, czujemy się moralnie zobligowani
do promowania polskiej kultury. Ale są wśród nas także osoby
innego pochodzenia. To muzyka nas wszystkich łączy. Ludzie,
którzy słuchają muzyki poważnej, są otwarci na drugiego
człowieka i w dzisiejszych czasach jest to niesłychanie ważne,
żeby się zrozumieć. Także wśród publiczności widzimy na
naszych koncertach przedstawicieli wielu grup emigracyjnych z
różnych stron świata, z krajów azjatyckich, Indii, Rosji, Ameryki
Południowej. Dzieci, które uczestniczą w naszych konkursach,
też pochodzą ze wszystkich zakątków świata.



Koncert „3xChopin” zorganizowany przez Chopin Society of
Atlanta 21 marca 2010 r. Od lewej: Adam Cegielski, Leszek
Możdżer, Ewa Pobłocka, Andrzej Jagodziński i Czesław
Bartkowski, fot. Mim Eisenberg
Pandemia zaburzyła kalendarz Towarzystwa. W jaki sposób
organizacja radzi sobie z tym wyzwaniem?

Niestety w Atlancie większość koncertów i przedstawień
teatralnych przeszło na system online, galerie i muzea działają w



znacznie ograniczonym zakresie. My postanowiliśmy poświęcić
ten rok działalności edukacyjnej i nasze prezentacje w
najbliższym sezonie będą się odbywać wirtualnie. W programie
znajduje się wykład Wojciecha Bońkowskiego o codziennym
życiu Fryderyka Chopina i sesje o historii muzyki dla młodzieży i
dorosłych, prowadzone przez znakomitą pianistkę i wykładowcę
historii muzyki na Uniwersytecie Columbia, Magdalenę
Baczewską. Także spotkanie z dyrekcją chicagowskiego Muzeum
Polskiego w Ameryce, powiązane z prezentacją pamiątek po
Ignacym Paderewskim, które znajdują się w zbiorach Muzeum
oraz spotkania z Profesorem Alanem Walkerem, autorem
najnowszej biografii Fryderyka Chopina, wydanej w 2019 r. i z
Profesorem Johnem Rinkiem, jurorem Międzynarodowego
Konkursu Pianistycznego im. Fryderyka Chopina, o historii i
kulisach Konkursu. W planie jest także pokazanie filmu o
Instytucie Chopina w Warszawie i Żelazowej Woli pokazującego
miejsca związane z życiem Chopina, który mamy nadzieje
zachęci widzów do odwiedzenia ojczystego kraju kompozytora.
Często nie mamy czasu na taką ogólną edukację naszych widzów
i teraz mamy okazję rozszerzyć repertuar naszych wydarzeń, a
przez to pogłębić wiedzę na temat Chopina. Nie zrezygnujemy
jednak z prezentacji recitali, ale będą one prezentowane online.

Poza działalnością społeczną prowadzicie z mężem szkołę
muzyczną Musik21. Podchodzicie więc do edukacji
muzycznej w sposób wielopłaszczyznowy, co w czasach,



kiedy ze szkół publicznych usuwa się naukę muzyki, jest
szczególnie istotne. Jak nauka muzyki klasycznej wpływa
na ogólne wykształcenie młodzieży?

Wpływ muzyki poważnej na rozwój dziecka był wielokrotnie
badany i jest powszechnie wiadome, że odgrywa ogromnie
istotną rolę w jego edukacji. Kształtuje wrażliwość, uczy
dyscypliny oraz otwartości na świat i na innego człowieka.
Dzieci, które uczą się grać na jakimś instrumencie i słuchają
muzyki poważnej są też bardziej ciekawe świata. Mamy do
czynienia z dziećmi, które reprezentują różne grupy kulturowe i
mamy okazję porównać różne percepcje muzyki, style
wykonawcze, a także koncepcje edukacji muzycznej, ale wszyscy
zdają sobie sprawę z jej niepodważalnej wartości.

Czy repertuar Waszych uczniów obejmuje muzykę
Chopina?

Oczywiście! Nie wyobrażam sobie, żeby mogło być inaczej.
Naturalnie nie wszyscy są w stanie grać Chopina dobrze. Nie
dlatego, że nie potrafią sprostać trudnościom technicznym, ale
dlatego, że emocjonalnie nie potrafią sprostać głębi tej muzyki.
To zresztą odnosi się także do profesjonalnych pianistów. Nie
wszyscy wybitni pianiści grają muzykę Chopina, bo jest to
niezwykle trudne.



Muzyka wypełnia Twoje życie i życie Twojej rodziny.
Oprócz męża, który, jak wspominałyśmy wcześniej, jest
koncertowym pianistą i pedagogiem, jedna z córek
studiuje w szkole muzycznej w klasie fortepianu, druga też
gra. Jak rozwijałaś ich wrażliwość muzyczną?

Od pierwszego dnia swojego istnienia wychowywały się w domu,
w którym muzyka rozbrzmiewała przez cały czas. Od małego
otoczone były muzyką poważną. Razem słuchaliśmy
różnorodnych wykonań, rozmawialiśmy, często dzieliliśmy się
swoimi opiniami, chodziliśmy na koncerty. Starsza, Eliza, miała
zaledwie sześć tygodni, jak poszła pierwszy raz na koncert taty
[śmiech]. Sztuka w ogóle – malarstwo, teatr, poezja, książka czy
film – zawsze była obecna w naszym domu. Podczas naszych
podroży, czy po Stanach, czy Europie, zwiedzaliśmy wystawy i
muzea. To był taki naturalny proces, który wpłynął na ogromną
wrażliwość muzyczną naszych córek. To jest dar, który na
zawsze pozostanie istotną częścią ich życia.

Czyli nauka muzyki powinna też obejmować inne dziedziny.

Zdecydowanie tak, bo to jest kwestia kształcenia ogólnej
wrażliwości. Pianista, oprócz oczywiście techniki, musi mieć
wyczucie i rozumienie bardzo szeroko pojętej sztuki, musi być na
nią otwarty. Także na otaczające na wszystkich piękno. Miałam
okazję oglądać klasy mistrzowskie prowadzone przez wybitnych



pianistów, którzy swoje uwagi wspierali cytatami z poezji,
opisami natury czy odnośnikami do malarstwa. To wszystko
szalenie wzbogaca interpretację. W dzisiejszym,
skomputeryzowanym świecie jest to istotne, żeby zdać sobie
sprawę z głębi wrażliwości artysty i procesu tworzenia. Elon
Musk w jednym z wywiadów powiedział, że podczas gdy sztuczna
inteligencja niedługo zdominuje większość profesji, zawód
muzyka czy artysty w ogóle będzie jednym z nielicznych, które
nigdy nie będą mogły być zastąpione przez komputer.

Dorota Lato wręcza nagrody w konkursie rysunkowym podczas
corocznej Gali CSA w 2014 r. fot. Paweł Łoj
 



Wywiad ukazał się w roczniku ,,Polonia Inter Gentes”
wydawanym przez Instytut im. Generała Władysława Andersa w
Polsce, w lutym 2021 r.

Dorota Lato – założycielka i prezes Chopin Society of Atlanta.
Absolwentka Uniwersytetu Warszawskiego, gdzie studiowała
muzykologię i uzyskała tytuł magistra na Wydziale
Orientalistycznym. Studiowała także historię sztuki na tureckiej
uczelni w Izmirze. Gry na fortepianie uczyła się od dziecka i
kontynuowała ją w liceum muzycznym. W latach 1986-1991
prowadziła cykl audycji muzycznych w Polskim Radiu. W 1991 r.
wyemigrowała do Nowego Jorku, gdzie aktywnie uczestniczyła w
życiu polonijnym, organizując różne wydarzenia kulturalne, na
które sprowadzała polskich artystów. Po przeprowadzeniu się do
Atlanty kontynuowała działalność społeczną na rzecz Polonii.
Zorganizowała między innymi koncert na cześć Prezydenta RP
Aleksandra Kwaśniewskiego i Polskiego Komitetu Olimpijskiego
w związku z odbywającą się w 1996 r. Olimpiadą. Chopin Society
of Atlanta założyła w 2000 r. Jest laureatką Nagrody
Obywatelskiej przyznawanej przez Polsko-Amerykańskie
Stowarzyszenie Historyczne (Polish American Historical
Association) za promocję polskiej kultury (2007). Została także
nagrodzona przez Ambasadora Rzeczypospolitej Polski w
Stanach Zjednoczonych, Roberta Kupieckiego, za wybitne



osiągnięcia w propagowaniu polskiej kultury w USA (2010). Z
okazji 20-lecia Chopin Society of Atlanta otrzymała listy
gratulacyjne od Ambasadora RP w Stanach Zjednoczonych,
Piotra Wilczka, od Fundacji Kościuszkowskiej oraz
Międzynarodowej Federacji Towarzystw Chopinowskich (2020).

Chopin Society of Atlanta (CSA) zostało założone w 2000 r. w
celu popularyzacji twórczości i spuścizny kulturowej Fryderyka
Chopina poprzez organizowanie koncertów, konkursów
muzycznych i wspieranie innych projektów propagujących sztukę
i kulturę na terenie metropolii Atlanty w stanie Georgia, w
Stanach Zjednoczonych. Jej misją jest trafienie głównie do
młodego odbiorcy poprzez fundowanie nagród dla zwycięzców
konkursów pianistycznych dla młodych pianistów i zapraszanie
młodych artystów do zaprezentowania swoich talentów
pianistycznych podczas dorocznej gali. Organizacja
dofinansowuje także bilety na swoje koncerty dla uczniów szkół
muzycznych i funduje nagrody dla dzieci, które biorą udział w
konkursie na esej oraz konkursie plastycznym, których celem
jest przedstawianie wrażeń na temat muzyki i postaci Chopina.
CSA jest organizacją typu „non-profit”. Od samego początku
swojego istnienia CSA propaguje polskich muzyków, zarówno
klasycznych, jak i jazzowych, którzy czerpią inspiracje z muzyki
Fryderyka Chopina. Wśród gości znaleźli się tacy znakomici
polscy pianiści, jak Ewa Pobłocka, Stanisław Drzewiecki, Marek
Drewnowski, Adam Makowicz, Piotr Folkert, Andrzej



Jagodziński, Leszek Możdżer czy wokalistka jazzowa Grażyna
Auguścik, a także zwycięzcy nagród na Międzynarodowym
Konkursie Pianistycznym im. Fryderyka Chopina w Warszawie –
Rafał Blechacz, Eric Lu, Georgijs Osokins, Yulianna Avdeeva,
Ingrid Fliter, Dina Yoffe, Alexander Kobrin i Kevin Kenner. CSA
cieszy się rosnącym uznaniem nie tylko wśród członków Polonii,
ale także w szerokim środowisku muzycznym.

Portal organizacji: www.chopinatlanta.org

Czy Sopot stanie się
na powrót „Bayreuth
Północy”?
Z Tomaszem Koniecznym rozmawia Jolanta Łada-Zielke

http://www.chopinatlanta.org
https://www.cultureave.com/czy-sopot-stanie-sie-na-powrot-bayreuth-polnocy/
https://www.cultureave.com/czy-sopot-stanie-sie-na-powrot-bayreuth-polnocy/
https://www.cultureave.com/czy-sopot-stanie-sie-na-powrot-bayreuth-polnocy/


Tomasz Konieczny, fot. Igor Omułecki
Tomasz Konieczny, światowej sławy śpiewak operowy  bas-
baryton jest odtwórcą największych ról wagnerowskich.
Polscy melomani pamiętają zwłaszcza jego kreację Janusza
w „Halce” w Theater an der Wien w 2019 roku. Artysta
realizuje obecnie swój autorski projekt: Baltic Opera
Festival, planowany na okres od 19-26 lipca 2021 r. w
Operze Leśnej w Sopocie i w Teatrze Szekspirowskim w
Gdańsku. Impreza nawiązuje do Festiwalu, jaki odbywał się
w tym miejscu w latach 1909-44, podczas którego



wystawiano głównie opery Ryszarda Wagnera. Dlatego
ówcześni melomani nazywali Sopot Bayreuth des Nordens
– Bayreuth Północy.

W czasie obchodów stulecia Opery Leśnej w 2009 roku
pokazano tam wówczas „Złoto Renu” Ryszarda Wagnera, w
którym śpiewałeś partię Alberyka. Czy wtedy zrodził się
pomysł reaktywowania festiwalu?

Próby wznowienia festiwalu podejmowano już wcześniej. Chciał
tego dokonać między innymi wnuk Ryszarda Wagnera, Wolfgang,
kierownik artystyczny Bayreuther Festspiele. Ale w latach
powojennych w Polsce było to niemożliwe. W 1985 roku Teatr
Wielki z Łodzi wystawił w Operze Leśnej „Walkirię”, a w roku
2000 Opera Bałtycka pokazała „Tannhäusera”. Ludzie mieli więc
świadomość, że to miejsce jest związane z tradycją
wagnerowską, którą można w jakiś sposób kontynuować. Samo
wystawienie „Złota Renu” w 2009 roku odbyło się z inicjatywy
maestro Jana Lathama Koeniga, dyrygenta pochodzenia
żydowskiego, który urodził się w Trójmieście. Oprócz mnie brał
w nim udział Daniel Kotliński jako Donner, który też okazał
zainteresowanie tematem. Ja wtedy nie mogłem się tym zająć, bo
miałem inne plany. W kolejnych latach śpiewałem na festiwalach
w Salzburgu i w Bayreuth. Aż nadszedł pandemiczny rok 2020,
tak ciężki dla kultury. Postanowiłem wraz z grupą „zapaleńców”
przeprowadzić ten projekt, również po to, żeby dać możliwość



zatrudnienia choć części  pracowników branży artystycznej.

Kto wspiera wasze działania?

Wielu polityków i dyplomatów, polskich i niemieckich. Mamy już
patronat Prezydenta RP, Doktora Andrzeja Dudy. Także
Katharina Wagner, prawnuczka kompozytora, jest członkinią
Komitetu Honorowego Festiwalu.

Wielką zaletą Opery Leśnej była i jest jej akustyka.

To właśnie las daje tak wspaniałą akustykę, bo drzewa wpływają
na lepsze rozchodzenie się dźwięku w przestrzeni. Teraz, po
generalnym remoncie Opery Leśnej, jej kopułowe zadaszenie
rozciąga się nad całą sceną, co jeszcze bardziej wzmacnia ten
rezonans. Zasłanianie tego lasu dekoracjami podczas festiwalu
muzyki rozrywkowej jest niewłaściwym rozwiązaniem, bo osłabia
jego potencjał.

We wspomnieniach śpiewaków, którzy brali udział w
pierwszych edycjach Festiwalu czytamy, że początkowo
obawiali się, czy odgłosy lasu nie będą zakłócać ich
występu. Ale już po pierwszych próbach byli zachwyceni.
Lily Hafgren-Dinkela opowiada, jak podczas próby
generalnej „Walkirii” w pewnym momencie złotoskrzydła
ważka usiadła jej na dekolcie i twierdzi, że żaden inny teatr



nie mógłby jej dostarczyć takich wrażeń.

Festspielhaus w Bayreuth może nawet dziś dostarczyć
podobnych wrażeń. W trakcie jednego z przedstawień
„Lohengrina” w 2018 roku, nad sceną fruwały nietoperze, które,
jak się okazało, zamieszkały pod dachem teatru. Nic dziwnego,
budynek drewniany, bez klimatyzacji. Ale co do Opery Leśnej, to
były wzmianki w ówczesnej prasie, że ptaki śpiewały razem z
Brunhildą. Na tym polega właśnie urok takich miejsc.

W programie pierwszej edycji festiwalu znajduje się
„Holender tułacz” Wagnera, którego reżyserujesz i
śpiewasz tam tytułową partię. Ostatni raz wystawiano go w
Operze Leśnej w czasie wojny, w latach 1940-41. Dlaczego
taki wybór?

Zadecydowały o tym względy praktyczne. W 2023 roku
występuję jako Holender w Metropolitan Opera w Nowym Jorku,
więc chciałbym przedtem „ośpiewać” tę partię na różnych
scenach. Latem 2020 roku wykonywałem ją na festiwalu
Operowym w Mikulovie (Weinviertel Festspiele), będę śpiewać ją
jeszcze w Operze Bastille i w kilku innych miejscach. Po drugie,
ta opera trwa stosunkowo krótko, nadaje się więc na pierwszą
edycję festiwalu, żeby stopniowo wprowadzać publiczność w
świat dzieł Wagnera. Poza tym doskonale sprawdzi się w
nadmorskiej miejscowości, w leśnej scenerii i pod dachem, który



przypomina wyglądem wielki żagiel. Warunki akustyczne są dla
niej idealne. Drugą operą wystawianą w ramach festiwalu będzie
„Czarodziejski flet” Mozarta, która zostanie zaprezentowana też
we wrześniu, na festiwalu Mozart im Chiemgau, w tamtejszej
obsadzie.

Warunki panujące w Operze Leśnej były idealne dla
„Pierścienia Nibelunga”, toteż przed wojną wystawiano go
tam najczęściej. Początkowo tylko trzy części, bez „Złota
Renu”, bo reżyser Hermann Merz nie miał na to pomysłu.
Ale od 1938 roku pokazywano już całą tetralogię.

W wielu teatrach operowych na świecie istnieje tradycja, że
inscenizację „Pierścienia…” zaczyna się od jego drugiej części –
„Walkirii”. My wystawialiśmy już „Złoto Renu” w 2009 roku,
więc na razie nie mamy zamiaru tego powtarzać. A jeżeli
chcielibyśmy pokazać cały „Pierścień Nibelunga”, wymagałoby to
o wiele większego nakładu czasu i pracy. Musielibyśmy
wystawiać co roku jedną część tetralogii przez kolejne cztery
lata. Jesteśmy dopiero przed pierwszą edycją Baltic Opera
Festival i nie mamy jeszcze takich możliwości, żeby planować
repertuar na cztery lata do przodu.



Tomasz Konieczny, fot. Igor Omułecki
Czy podczas Festiwalu będzie grany polski utwór?

Tak, będzie to mniej znana, młodzieńcza operetka Karola
Szymanowskiego „Loteria na mężów, czyli narzeczony numer
69”, którą skomponował na wzór operetek wiedeńskich. Być
może pokażemy ją także na festiwalu w Chiemgau. Spektakl
wyreżyseruje Marcin Sławiński. Pierwszą edycję Baltic Opera
Festival zakończy koncert galowy z utworami George’a
Gershwina.



Kogo zobaczymy i usłyszymy na scenie Opery Leśnej?

W partiach solowych usłyszymy między innymi Małgorzatę
Walewską, Izabelę Matułę, Latonię Moore, Stefana Vinke, Piotra
Buszewskiego, Rafała Siwka i Rayana Speedo Greena, który
będzie taką „wisienką na torcie”, bo wystąpi w „Loterii na
mężów”. Będziemy mieć więc ciemnoskórego śpiewaka w
polskiej operetce. Czekam jeszcze na potwierdzenie udziału
pozostałych solistów. Postanowiłem zaangażować do „Loterii…” i
do Gali Gershwinowskiej studentów i absolwentów Akademii
Operowej przy Teatrze Wielkim w Warszawie. W Gali
Gershwinowskiej wystąpi także Pretty Yende, jedna z obecnie
najlepszych sopranistek na świecie. Towarzyszyć nam będzie
orkiestra Sopockiej Filharmonii Kameralnej pod dyrekcją
Wojciecha Rajskiego.

To dobrze, że obsada będzie międzynarodowa, bo w
przedwojennym festiwalu brali udział głównie śpiewacy
niemieccy.

W tamtych czasach było to zupełnie normalne. Nie istniała
tradycja międzynarodowego obsadzania spektakli, choć czasami
angażowano wielkie gwiazdy, na przykład z Metropolitan Opera.
Wiązało się to z faktem, że tłumaczono libretta oper na język
kraju, w którym je wystawiano. W międzywojennej Polsce
śpiewano Wagnera po polsku. W krajach niemieckojęzycznych,



na przykład w Austrii, jeszcze po wojnie wykonywano wszystkie
opery przez długi czas po niemiecku. Ewenementem był pod tym
względem Amerykanin, George London (1920-1985), który po
przybyciu do Europy śpiewał wszystkie partie w językach
oryginalnych, chociaż ich nie znał i nie wszystkich zdołał się
nauczyć.

Za to imponująca jest historia fesiwalu wagnerowskuiego w
Sopocie, jak on się wspaniale rozwijał, choć niestety, naziści
przyczepili mu łatkę „bastionu kultury niemieckiej w
wyizolowanym Wolnym Mieście Gdańsku”. Ciekawie przebiegała
wymiana śpiewaków pomiędzy Operą Leśną w Sopocie a
Festiwalem w Bayreuth.



Tomasz Konieczny, fot. Igor Omułecki
Frida Leider stała się na przykład sławna dzięki
Festiwalowi w Sopocie. W latach 1921-27 śpiewała tam w
„Fidelio”, „Walkirii”, „Zmierzchu bogów” i
„Tannhäuserze”, a w 1928 roku zaangażowano ją do
Bayreuth do roli Kundry.

To jest bardzo ciekawe, bo pokazuje, jak wysoki był poziom
Festiwalu w Operze Leśnej. Poza tym Sopot jako atrakcyjna,
nadmorska miejscowość, przyciągał w okresie międzywojennym



turystów z innych krajów, także bogatych Polaków, którzy
przyjeżdżali tam na wypoczynek, ale przychodzili też na
przedstawienia operowe. Ten element tradycji także chcemy
przywrócić. Chcielibyśmy, aby na festiwal przybywali goście
zagraniczni, którzy będą brali udział w wartościowych
wydarzeniach artystycznych i przy okazji dowiadywali się czegoś
o naszym kraju.

A jak rozwiążesz kwestię chóru? Chóry są najbardziej
poszkodowane przez pandemię, bo albo nie występują
wcale, albo w bardzo okrojonym składzie, żeby zachować
przepisowe odstępy. W Bayreuth też będzie w tym roku
nowa inscenizacja „Holendra tułacza” i trwają dyskusje,
czy ograniczyć liczbę chórzystek i chórzystów do minimum,
czy puścić nagranie „z offu”. Ale ja nie wyobrażam sobie
„Holendra…” bez udziału chóru.

Chodzi o to, żeby ograniczyć kontakt tej rzeszy ludzi, która
śpiewa w chórze, z solistami, żeby ich nie pozarażać i oczywiście,
żeby chórzyści też nie pozarażali siebie nawzajem. W Bayreuth to
zrozumiałe, że trzeba podjąć radykalne kroki, bo tam ludzie są
zgromadzeni na bardzo małej powierzchni, obiekt jest
nieklimatyzowany, dlatego trzeba chronić nie tylko śpiewaków,
ale i widzów. W Operze Leśnej są trochę lepsze warunki, bo
przedstawienia odbędą się na wolnym powietrzu. Scena jest tam
większa, niż w Bayreuth, więc możemy tych ludzi odpowiednio



porozstawiać. Ale puszczanie chóru „z offu”, czyli z głośników, to
dla mnie zbyt sztuczne rozwiązanie, prawie kastracja. W mojej
produkcji „Holendra…”  byłoby dopuszczalne, żeby chórzyści
śpiewali w maseczkach. Zresztą nasz zespół będzie zredukowany
do sześćdziesięciu osób: czterdzieści z nich to będzie „główny
chór”, a pozostałe dwadzieścia osób to „chór duchów”. Ale
wszystko zależy od tego, jak do lipca zmieni się sytuacja, czy
będą jeszcze obowiązywały obostrzenia i jakiego będą rodzaju.

Podsumujmy wszystkie plusy tego wydarzenia
artystycznego: międzynarodowy charakter, zakorzenienie w
tradycji, obecność gwiazd światowej sławy, debiut młodych
wokalistów i praca dla ludzi z branży artystycznej.

I jeszcze jedna ważna rzecz: spektakle w Operze Leśnej
odbywają się na wolnym powietrzu, co zmniejsza ryzyko złapania
wirusa, o ile pandemia jeszcze będzie trwać. Starsze osoby,
bardziej zagrożone, mogą przyjść bez obaw na nasze
przedstawienia i koncerty. Sprzedaż biletów zaczyna się w
marcu. Poza tym Baltic Opera Festival przypada na tydzień przed
rozpoczęciem Bayreuther Festspiele. Tych, którzy nie dostaną
biletów do Festspielhaus, zapraszam serdecznie do Sopotu.

Szczegółowy program festiwalu na stronie:
https://www.balticoperafestival.com/pl/

https://www.balticoperafestival.com/pl/


Zobacz też:

Piotr Beczała w „Mekce Wagnerianów”

Historycznie zawiły, muzycznie doskonały

Chick Corea.
Spotkanie z legendą
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współczesnego jazzu.
Tekst: Joanna Sokołowska-Gwizdka , zdjęcia: Jacek
Gwizdka (Austin, Teksas)

Chick Corea, konferencja prasowa podczas Festival International
de Jazz de Montreal, 2002 r., fot. Jacek Gwizdka
W lutym pożegnaliśmy wielkiego amerykańskiego pianistę
jazzowego i kompozytora, wielokrotnie nagradzanego,

https://www.cultureave.com/chick-corea-spotkanie-z-legenda-wspolczesnego-jazzu/


uważanego za jednego z największych mistrzów jazzu w historii,
mającego wielu naśladowców. Chick Corea (1941-2021) to
geniusz fortepianu, geniusz kompozycji, improwizacji i epoki, w
której żył. Był jednym z pionierów kierunku w muzyce zwanego
fusion, łączącego jazz i rock. Jego muzyka wpłynęła na jazz
latynoski, free jazz, a także na jazz awangardowy i klasyczny.
Wypracował charakterystyczny sposób grania, z wielką, wręcz
akrobatyczną biegłością posługiwał się klawiaturą fortepianu,
wykorzystał też w pełni możliwości instrumentów
elektronicznych. Razem z Herbie Hancockiem i Keithem
Jarrettem uważany jest za najbardziej wpływowego pianistę
jazzowego drugiej połowy XX w. Kompozycje jazzowe takie jak
„Spain”, „La Fiesta”, „Now He Sings, Now He Sobs”,
„Armando’s Rhumba” czy „Matrix”, to tylko niektóre z jego
wielkich standardów, które tworzą historię jazzu XX w.

Chick Corea, a właściwie Armando Anthony Corea, urodził się w
Chelsea w Massachusetts, na przedmieściach Bostonu. Miał
włoskie korzenie, jego rodzina pochodziła z Kalabrii i z Sycylii.
Ojciec – Armando był zawodowym trębaczem, grał w latach 30. i
40. w Original Dixieland Jazz Band w Bostonie. Chick dzięki ojcu
zaczął grać na pianinie już w wieku 5 lat. W wieku 8 lat zaczął
grać na perkusji. To zainspirowało go, alby fortepian potem
traktować jak instrument perkusyjny. Uczył się też pod
kierunkiem pianisty koncertowego Salvatore Sullo. To on
zapoznał Chicka z muzyką poważną i zainteresował kompozycją.



Dorastał w okresie tzw. bebopu, czyli stylu jazzowego
powstałego w latach 40. na wschodnim wybrzeżu Ameryki,
stworzonego przez Dizzy Gillespie i Charlie „Bird” Parkera,
charakteryzującego się dużą swobodą interpretacyjną,
rozwiniętą improwizacją i rytmiką.

Czarny smoking, który Chick otrzymał od ojca w prezencie w
szkole średniej, odegrał, jak się okazało, ważną rolę w karierze
muzycznej przyszłego kompozytora. Wtedy bowiem zaczął
występował w trio, które wykonywało muzykę Horace’a Silvera w
klubie jazzowym w Bostonie. W skład trio wchodził portugalski
trębacz Phil Barboza oraz kongista Bill Fitch, który zapoznał
Chica z muzyką latynoską.

Karierę zawodową rozpoczął na początku lat 60. Podczas
występów na żywo często przetwarzał dźwięk swojego pianina
elektrycznego za pomocą urządzenia zwanego modulatorem
pierścieniowym. Używając tego stylu, pojawił się w wielu
albumach Milesa Davisa. Jego występy na żywo z zespołem
Davisa trwały do ​​1970 roku. Ostatni skład zespołu oprócz
samego Milesa Davisa, to takie wielkie nazwiska jak:
saksofonista Steve Grossman, pianista jazzowy Keith Jarrett,
basista Dave Holland, instrumenty perkusyjne Airto Moreira i
perkusista Jack DeJohnette. Na początku lat 70. Chick Corea  i
Dave Holland opuścili zespół Milesa Davisa  i założyli własną
grupę free jazzową, która nagrywała dla Blue Note i ECM. W



1971 roku Chick Corea zaczął koncertować i nagrywać, m.in. dla
wytwórni ECM koncerty solowe.

Założony w 1972 roku zespół „Return to Forever” czerpał ze
stylu muzyki latynoamerykańskiej. I ten styl stał się przez wiele
lat dominujący w twórczości Chicka Corei. Potem doszły
elementy rockowe i funkowe. W 1976 roku wyszła płyta „My
Spanish Heart”, która łączyła jazz i flamenco.

W  1986 r. Chick Corea podpisał kontrakt płytowy z GRP
Records, który zaowocował wydaniem dziesięciu albumów w
latach 1986-1994. Jego zespół „The Akoustic Band” wydał w
1989 r. album „Alive”, z udziałem John’a Patitucciego na basie i
Dave’a Weckla na perkusji. Oznaczało to powrót do tradycyjnego
trio jazzowego.

W 1989 r. Chick Corea i John Patitucci promowali swoją
płytę „Alive” podczas koncertu we Franfurcie nad Menem.



Chick Corea, Frankfurt nad Menem, 1989 r., fot. Jacek Gwizdka
W 1992 r. Corea założył własną wytwórnię płytową Stretch
Records.

W drugiej połowie swojej kariery zajmował się także współczesną
muzyką klasyczną. Skomponował koncert fortepianowy i
adaptację swojego autorskiego utworu „Spain” na pełną
orkiestrę symfoniczną – i wykonał go w 1999 roku z London



Philharmonic Orchestra. Pięć lat później skomponował utwór bez
instrumentów klawiszowych: jego pierwszy kwartet smyczkowy
został napisany dla „Orion String Quartet” i wykonany na
Summerfest w Wisconsin w 2004 roku.

Corea kontynuował też nagrywanie albumów fusion. Jego album
„Ultimate Adventure” z 2006 r. zdobył nagrodę Grammy dla
najlepszego jazzowego albumu instrumentalnego.

Nowa grupa, „Five Peace Band”, rozpoczęła światową trasę
koncertową w październiku 2008 roku. W skład zespołu wchodził
gitarzysta John McLaughlin, z którym Corea gral w zespołach
Milesa Davisa pod koniec lat 60. Do Corei i McLaughlin dołączyli
saksofonista Kenny Garrett i basista Christian McBride.
Ogromne oddziaływanie muzyki Corei dało się zauważyć podczas
retrospektywy w 2011 roku w Lincoln Center for the Performing
Arts w Nowym Jorku.

Chick Corea grywał też w duetach. Słynna była seria koncertów
z Herbie Hancockiem mająca charakter fortepianowego dialogu.
Pierwszy koncert z tej serii miał miejsce w Paramount Theatre w
Seattle w 2015 r. i obejmował improwizacje, własne kompozycje
i standardy innych kompozytorów.

W 2016 r. Corea świętował swoje 75. urodziny. Grał wtedy z
ponad 20 różnymi zespołami przez sześć tygodni w Blue Note



Jazz Club w Greenwich Village w Nowym Jorku. – Całkiem
dobrze ignoruję liczby składające się na wiek – powiedział wtedy.
– Wydaje się, że jest to najlepsza droga. Zawsze koncentrowałem
się na tym, by czerpać jak najwięcej radości z przygody z
muzyką.

Chick Corea zmarł na raka w swoim domu w rejonie Tampa Bay
na Florydzie 9 lutego 2021 roku w wieku 79 lat. I tak skończył
się pewien etap w rozwoju muzyki jazzowej wieku XX i XXI. 

***



Chick Corea podczas koncertu w Montrealu, 2002 r., fot. Jacek
Gwizdka
Wiadomość o odejściu Chicka Corei spowodowała, że zaczęłam
wspominać wyjazdy na festiwale jazzowe do Montrealu i
wertować dawne artykuły. Na Festival International de Jazz de
Montreal byłam akredytowana trzykrotnie, jako dziennikarka
radia w Perth w Australii, z którym wtedy współpracowałam, w
2001, 2002 i 2004 roku. Nadawałam audycje na żywo, pisałam
też artykuły do „Jazz Forum” i do „Gazety” w Toronto, w której
wtedy pracowałam. Jacek, mój mąż, miał akredytację jako



fotograf, dzięki czemu powstała kolekcja unikalnych fotografii
jazzowych.

Atmosfera festiwalowa w mieście była niesamowita. Centrum
było zaczarowane, dziesiątki koncertów, w klubach, salach i na
ulicach.  – W Montrealu uważa się, że Jazz powinien zatrzymać
ruch i otoczyć masową ekstazą połowę miasta – napisano w „The
Globe and Mail”. – Zaskakujące, każdego lata dokładnie tak się
dzieje.

Miasto paraliżuje muzyka, słońce i tłumy ludzi – pisałam w
artykule „Jazz w kolorach lata”. –  W Montrealu żyje się tylko
jednym – jazzem. W ulicznych kolorach, wirującym tańcu
nocnych rytmów, blaskach neonów, szumie, tłumie i
labiryncie kulturowej mozaiki trudno się zdecydować na
wybór, wszystko tak kusi, że chciałoby się na raz wchłonąć
cały ten jazz oraz to co jest wokół niego. Place des Arts z
fontannami i wodospadem stał się miejscem spotkań,
spacerów i wielką promenadą mody. Wypełniają go sklepy z
pamiątkami, festiwalowymi gadżetami i galerie sztuki. To
tutaj są też wielkie sceny dla wielkich koncertów, takie jak
Salle Wilfrid-Pelletier oraz Theatre Maisonneuve. Nie można
też zapomnieć o scenach na wolnym powietrzu General
Motors i Luizjana, które codziennie otacza wielopokoleniowy
i wielonarodowościowy tłum, poddający się rytmom z



różnych stron świata. Mimo, że wszystkie inne festiwalowe
sceny, kluby i sale koncertowe położone są mniej więcej w
obrębie placu, tak na prawdę muzyką tętni całe miasto.

W 2001 roku pisałam o słynnym utworze Chicka Corei „Spain”,
wykonywanym przez pianistę i gitarzystę podczas festiwalu. Oto
fragment mojego artykułu p.t. „Jazzowa mozaika w Montrealu”:

Występ pianisty z Dominikany Michela Camilo i
hiszpańskiego gitarzysty Tomatito pt. „The Spain Concert”,
należał do serii wielkich koncertów w Théâtre Maisonneuve.
Hiszpańskie rytmy, utwory bardziej popularne i mniej
popularne porwały publiczność. W repertuarze znalazły się 
kompozycje samego Camilo m.in. gorąca „Caribe”,  cz. II 
„Concierto de Aranjuez” Juana Rodrigo oraz Chica Corei
„Spain”. Brzmienie flamenco i hiszpańskie, malownicze
utwory pozwoliły zapomnieć, że jest się obecnym na
amerykańskim kontynencie, przenosząc wyobraźnię  do kraju
tańca z kastanietami. Błyskotliwa, niezwykle żywiołowa gra
pianisty i gitarzysty spotkały się z owacyjnym przyjęciem.



Festiwalowa atmosfera na ulicach, ja w kapeluszu i z plakietką
dziennikarską, za moimi plecami sala koncertowa, w której
wieczorem wystąpi Chick Corea, 2002 r., fot. Jacek Gwizdka
W 2002 roku na festiwal przyjechał sam mistrz Chick Corea.
Otrzymał wtedy nagrodę Milesa Davisa, przyznawaną przez
festiwal. Pamiętam, że wystąpił w wielkiej sali koncertowej
Théâtre Maisonneuve. Na widowni były tłumy. Nie mogłam wyjść
z podziwu, czego dokonywał palcami na klawiaturze, to był raz
balet, a raz cyrkowa akrobacja. Jedni byli zachwyceni, inni
krytykowali, że to był tylko popis techniki, to nie jest ten sam
Corea co kiedyś, że od dawna nic nowego nie stworzył. Według
mnie, artysta nie jest maszyną do tworzenia wciąż nowych,
zaskakujących utworów, które spowodują, że publiczność padnie
na kolana. W życiu twórcy ma się różne okresy. Czasami trzeba
zaczerpnąć oddech, aby potem znów siąść i stworzyć genialne



dzieła.

Oto co napisałam wtedy o występie pianisty w artykule „Jazz w
kolorach lata”:

Chic (właściwie Armando Anthony Corea) podczas festiwalu
otrzymał  nagrodę Milesa Davisa. Mówi się, że już blisko
cztery dekady Chic Corea wnosi do muzyki jazzowej
oryginalność kompozycji, świeżość spojrzenia, wyobraźnię
oraz wirtuozerską technikę. Przez wiele lat wciąż tworzy
swój własny jazzowy wizerunek, cechujący się fascynacjami
różnymi rodzajami muzyki: fusion, elektronicznym rockiem,
rytmami latynoskimi i muzyką klasyczną. Tak rozległe
zainteresowania wynikają głównie ze zdolności artysty, dla
którego w równym stopniu inspiracją była twórczość Bartoka
i Beethovena, jak i Milesa Davisa, Billa Evansa czy Charliego
Parkera.  Jego zdolności w muzycznym kierunku ujawniły się
już w dzieciństwie. Ojciec Chicka, kompozytor i trębacz
umożliwił mu nie tylko naukę gry na fortepianie, ale i
wspólne granie z własną orkiestrą. W 1959 roku Chick podjął
naukę w nowojorskim Columbia University, by później
akademickie studia porzucić dla studiów Jilliard School i
wtopić się w muzyczny świat Manhattanu. Chic Corea
przechodził wiele muzycznych przeobrażeń i zmieniał swoje
zainteresowania. Swój pierwszy autorski album „Tones For



Joan’s Bienes” nagrał z Waynem Shorterem i Joem
Hendersonem. Potem grał z grupa Milesa Davisa. W 1972
roku, Corea założył zespół „Return To Forever”. Album o tej
samej nazwie uznano, za jedną z najciekawszych płyt lat 70.
Następny album „Crystal Silence” nagrany razem z Garym
Burtonem prezentował zupełnie innego artystę, a duet
otrzymał m.in. prestiżowe nagrody Grammy. W 1982 roku
Chic powrócił do koncepcji muzyki w standardowym trio.
Kolejną metamorfozą stał się zespół „Electric Band”. czy
Chic Corea będzie nadal eksperymentował, to już czas
pokaże.



Chick Corea i Jacek Gwizdka, konferencja prasowa, Montreal,
2002 r., fot. J. Sokołowska-Gwizdka



Joanna Sokołowska-Gwizdka i Jacek Gwizdka podczas
festiwalu jazzowego, Montreal, 2002 r.

Podczas koncertu w Montrealu w pierwszej części grał
standardy jazzowe – piszę dalej w artykule „Jazz w kolorach
lata”. – Wykonał je bardzo dobrze i błyskotliwie, ale zabrakło
w nich głębi i oryginalności improwizacji, jakiej
oczekiwalibyśmy od tak wielkiego artysty.  W drugiej  części,
obok dwóch preludiów Scriabina, zagrał własne kompozycje.



Pod koniec występu Chic Corea podzielil widownię na 5
części  i wykonał improwizowany utwór wraz z
publicznością, która okazała się muzykalna. Z podobnym
koncertem artysta wystąpił w Sali Kongresowej w Polsce na
Walentynki w 2001 roku.

Podczas festiwalu w Montrealu mieliśmy też okazję uczestniczyć
w konferencji prasowej z Chickiem Coreą. Odeszła legenda, ale
pozostał  trwały ślad w muzyce i na fotografiach.

Informacje biograficzne na temat Chicka Corei na podstawie
wikipedii w języku angielskim.

Galeria
Montreal 2002 r.











Chick Corea przygląda się statuetce Milesa Davisa
Montreal 2004 r.









Frankfurt nad Menem 1989 r.







Montreal w rytmie jazzu, 2002 i 2004 r.



Montreal nocą, fot. Jacek Gwizdka



Montreal, fot. Jacek Gwizdka



Montreal, fot. Jacek Gwizdka



Montreal, na przyjęciu w ambasadzie Szwajcarii, fot. Jacek
Gwizdka



Montreal, konferencja prasowa, fot. Jacek Gwizdka

Mieszkaliśmy na campingu za Montrealem, na przyjęcia i
bankiety przebieraliśmy się w hotelu, w którym było biuro
festiwalowe. Wszędzie muzyka i wielkie gwiazdy jazzu. Np. z
Wyntonem Marsalisem i jego żoną jechaliśmy windą. Cudownie
było zajrzeć na jam session w nocy i posłuchać, jak grają wielcy
muzycy poza salą koncerotwą. Wspaniałe wspomnienia.



Zobacz też:

W rytmie jazzu. Legendarni muzycy w obiektywie Jacka
Gwizdki – część 1.

W rytmie jazzu. Legendarni muzycy w obiektywie Jacka
Gwizdki – część 2.

Wszystkie prawa zastrzeżone. Kopiowanie bez zgody wydawcy
zabronione.

Alexander Marev –

https://www.cultureave.com/w-rytmie-jazzu-legendarni-muzycy-w-obiektywie-jacka-gwizdki/
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polski głos z szansą
na światową karierę

Aleksander Marev

https://www.cultureave.com/alexander-marev-polski-glos-z-szansa-na-swiatowa-kariere/
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Młody tenor w głównej roli w operze w Grand Theatre de
Geneve

1 marca 2021 miała odbyć się światowa premiera opery
„The Tin Soldier”, która na stałe ma zagościć w
repertuarze Grand Theatre de Geneve. To opera w dwóch
aktach autorstwa wybitnego francuskiego dyrygenta J.
Rhorera na podstawie sztuki J. Sobrie. Spektakl jest
inspirowany baśnią C.H. Andersena o ołowianym
żołnierzyku. Historia ta przeplata się z opowieścią o
chłopcu, oczekującym daremnie na przyjście ojca w dniu
swoich urodzin… W głównej roli Chłopca został obsadzony
jeden z najbardziej obiecujących tenorów młodego
pokolenia – Alexander Marev. Premiera z pierwotnego,
marcowego terminu została przesunięta na czas
nieokreślony.

O tenorze

Urodzony w 2000 roku Alexander Marev szczyci się korzeniami
polsko–bułgarskimi. Swoje pierwsze kroki w świecie śpiewu
operowego stawiał pod okiem znanego bułgarskiego tenora
Kaludiego Kaludova uczęszczając na kursy mistrzowskie w
Polsce i za granicą. Laureat licznych nagród w konkursach
wokalnych. W wieku 16 lat przyjęty do prestiżowej Chapelle
Musicale Reine Elisabeth w Belgii do sekcji śpiewu
operowego światowej sławy bas-barytona Jose van Dama, jako



najmłodszy artysta w rezydenturze w historii. W 2018 roku
zadebiutował w operze LaMonnaie jako solista w
świątecznym koncercie dla belgijskiej rodziny królewskiej
w pałacu królewskim w Brukseli. Od tego czasu młody artysta
otrzymuje propozycje kontraktów od uznanych oper takich jak
Opera Royale de Wallonie  w „Alzirze” Giuseppe Verdiego i w
„Turco in Italia” G. Rossiniego oraz Grand Theatre de Geneve w
„The Tin Soldier” J. Rhorera.

Alexander Marev – Jestem ogromnie zaszczycony móc zaśpiewać
partię Chłopca na scenie tak znamienitej opery. To ogromna
przyjemność i wyzwanie móc pracować z Janem Sobrie, Dimitrim
Soudoplatoffem i całą fantastyczną obsadą. Jak widać niezwykle
cenne doświadczenia i wyjątkowi ludzie stają na mojej drodze od
początku kariery. Przyjmując propozycję ze strony Opery
Genewskiej wiedziałem, że dane mi będzie wziąć udział w
przedsięwzięciu, które nie tylko będzie dla mnie wyzwaniem
artystycznym, lecz również dotknie ważnych i trudnych kwestii.
Wszystkim, którzy przyczynili się do tego, że jestem jego częścią,
jak również odbiorcom – DZIĘKUJĘ.



Aleksander Marev, Gala w operze w Brukseli, 2019 r.
O operze

„The Tin Soldier” to baśń przeplatająca się ze współczesną
historią o relacjach rodzinnych. Jest to dojmująca opowieść
naznaczona rozwodem i cierpieniem dziecka. Oczekujący na
swojego ojca chłopiec dowiaduje się, że ten wyjechał na dłużej.
Wkrótce okazuje się, że jego rodzice są w trakcie rozwodu, a
chłopiec, używa świata wyobraźni, by uciec od trudnej do
zaakceptowania rzeczywistości. Niezwykła opera, w której
wyobraźnia dziecka staje się bronią pomagającą przezwyciężyć
konflikty dorosłych. Zgłębiająca trudny, lecz niestety częsty
problem rozstania i poszkodowanego w tej sytuacji dziecka.



Alexander Marev jest laureatem licznych nagród na
konkursach wokalnych m.in.: 1 nagroda na konkursie CEA
organizowanym przez Ministerstwo Kultury i Dziedzictwa
Narodowego, 1 nagroda w konkursie im. Krystyny Jamroz,
1 nagroda w konkursie im. Bogusława Kaczyńskiego.
Artysta jest absolwentem Warszawskiej Szkoły Muzycznej
im. Józefa Elsnera w Warszawie w klasie dr Marii Olkisz.

Aleksander Marev, Gala w operze w Brukseli 2019 r.



Dyrekcja muzyczna: Dimitri Soudoplatoff

Reżyser: Jan Sobrie

Obsada:

– Chłopiec – Alexander Marev

– Matka/balerina – Clemence Tilquin

– Ojciec/żołnierz – Henry Neill

– Szczur – Julien Henric

– Księżycowa księżniczka – Lucie Roche

– Baletnica – Lola Kervoedan

Materiał prasowy



Marian Lichtman –
wieczny “Trubadur”

Marian Lichtman, hot16 challenge
Agnieszka Kuchnia-Wołosiewicz (Wielka Brytania)

Zawsze w duszy  mi grała muzyka lat 70. Oglądałam wszelkie
możliwe koncerty, kupowałam kasety, znałam (i znam wciąż!) na
pamięć mnóstwo piosenek z tamtego okresu. Nigdy jednak nie
przyszłoby mi do głowy, że zetknę się z legendą polskiej piosenki
tamtych lat.  Znamy się tylko z widzenia to jeden z moich

https://www.cultureave.com/marian-lichtman-wieczny-trubadur/
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ulubionych hitów zespołu Trubadurzy, a możliwość rozmowy z
Marianem Lichtmanem stanowi niesamowity zaszczyt.

Nie trzeba go szczególnie przedstawiać ani w Polsce, ani w USA,
gdzie często gościł. Niezwykle ciepły człowiek z wielkim
dystansem do siebie i poczuciem humoru, a ponadto, albo przede
wszystkim, wspaniały muzyk i choć zapamiętany głównie jako
Trubadur, ma o wiele więcej do powiedzenia w muzyce właśnie,
ale także…  i w literaturze, jak się wkrótce okaże!

Kiedy powiedziałam Pani Joannie Sokołowskiej-Gwizdka –
redaktor naczelnej magazynu „Culture Avenue”, że mogę
Cię „odpytać” niemal na dowolny temat, od razu padło
pytanie o to, jak się czujesz, szczególnie w tym trudnym
czasie pandemii!

Mam się znakomicie. Jestem wojownikiem. W ogóle nie myślę o
tym, ile mam lat.

Jak Ci się mieszka w Danii?

Uwielbiam ten kraj, jestem szczęśliwy, że mogę tutaj żyć. Polska
jest moją ojczyzną, ale mam też właśnie Danię, a także Izrael,
czyli trzy kraje – trzy ojczyzny.

A co muzycznie u Ciebie słychać? Z pewnością wiele osób



nie ma takiej wiedzy, a działasz niezwykle prężnie!

Obserwuję świat. Podążam za zmianami. Nie odcinam się od
„klasyki” Trubadurów, ale też nie zamykam na inne możliwości.
W ostatnich latach „przytuliła” mnie brać hiphopowa. Młodzi
ludzie proszą mnie o współpracę, a ja chętnie się zgadzam. Nie
zamykam się w swojej estetyce. Zyskuję dzięki temu nową
publiczność, tzw. jepeppejową! (śmiech!)  Wydaje mi się, że
wciąż mam coś do powiedzenia w muzyce…  Największym moim
krytykiem jest moja żona, ale zawsze wychodzi mi to na
dobre. Bożenka czuje muzykę tak jak ja i kiedy przekraczam tę
„czerwoną linię”, ona mi o tym pierwsza mówi!

Czy w Twojej rodzinie kultywowane są tradycje muzyczne?

Niestety nie, choć najmłodsza wnuczka – Malou, która ma 11 lat,
jest jeszcze moją nadzieją w muzyce. Jest bardzo utalentowana
artystycznie. Alma, która ma 14 lat, to umysł ścisły, a obaj
wnukowie odnajdują się w piłce nożnej – Anton (18 lat) i Villiam
(14 lat – bliźniak Almy).



Marian Lichtman z rodziną
Podczas trwającej pandemii Covid-19 musiałeś
zrezygnować ze swoich planów artystycznych, ale „dałeś”
trochę siebie w Internecie. Przede wszystkim jest tego
dowodem genialny hot16 challenge!

Dostałem wyzwanie od rapera Łony.  Nie miałem pomysłu, co
zaśpiewać. Czasu było mało, tylko 72 godziny. Zdecydowałem się
na improwizację. Z pomocą przyszedł mi Kamil Jasieński
(redaktor stacji radiowej Czwórka), który wprowadził mnie w
świat muzyki młodzieżowej (hip-hop, house i inne style muzyki
elektronicznej). Swoją „odpowiedź” nagrałem w studio DJ
Jepeja.  Zrobiliśmy trzy podejścia, a to ostatnie stało się
oficjalnym.

„Jepepej” było oczywiście rozpoznawalne już wcześniej. Często
młodzi ludzie witają się tak ze mną na ulicy, ale hot16 challenge
zwiększył zasięg moich muzycznych odbiorców, a środowisko



raperów „przytuliło” mnie do siebie.

Po nominacji Łony inni muzycy zaczęli mnie „udostępniać” –
m.in. znany hip-hopowiec Paluch. Dzięki temu zacząłem wierzyć
w siebie. Z kolei zaproszenie do Czwórki na koncert przez
Kamila Jasieńskiego było przełomowe dla mojej przygody z
muzyką XXI wieku. Za to jestem im bardzo wdzięczny.

Odbiór był niesamowity. Młodzi ludzie oszaleli! Rozbiłeś
bank!

Nie spodziewałem się tego! Nagranie hot16 challenge pozwoliło
mi po raz kolejny udowodnić, że młodzi ludzie chcą mnie słuchać
i „przytulają” do siebie – czyli ten mój nowy muzyczny styl ma
swoich odbiorców. Nie zamknąłem się we wspominaniu
przeszłości, cały czas jestem kreatywny, bawię się muzyką,
szukam nowych wyzwań i może dlatego ludzie wciąż chcą mnie
słuchać, a że w tym i młodzież – to fantastycznie.

Tym, co w pełni odzwierciedla Twoje pogodne usposobienie
i wielki talent muzyczny, jest lockdownowa improwizacja
z akompaniamentem czajnika.

Mam taki duński czajnik, który rewelacyjnie wygrywa góralskie
kwinty i kwarty. Postanowiłem użyć go zamiast innego, typowego
instrumentu. Chcę też zaśpiewać przy akompaniamencie



patelni…

Wszystko to są improwizacje (oczywiście dbam o ich poziom
artystyczny), bo moje życie to też… improwizacja. Dzięki temu
za każdym razem na scenie czy w studio czuję się tak, jakbym
grał i śpiewał po raz pierwszy. Ileż lat można powtarzać te same
utwory. Wariacje pozwalają muzyce żyć i mnie także.

W czasie pandemii przestrzenią życia kulturalnego stała
się Sieć i Ty byłeś w niej obecny, ale wiemy, że coś
straciłeś… Miałeś plany, które nie zostały zrealizowane
i odsunęły się w czasie na jakieś…  jutro, pojutrze?

Plany muszą poczekać – płyta, teledysk, koncerty…  W całej
tej sytuacji najbardziej brakuje mi chyba możliwości spotkania
się z publicznością na żywo – samo studio to za mało. Muzycy
naprawdę cierpią z tego powodu, a i fani… Dlatego też pojawia
się ta kompensacja, którą jest nasza aktywność w Internecie.
Pragniemy spotykać się z naszymi sympatykami…

Tak myślę, że pierwszą rzeczą, którą zrobię, kiedy to całe
szaleństwo koronawirusowe dobiegnie końca (a dobiegnie, wiem
to na pewno), będzie koncert w ArtKombinat Monopolis Łódź –
cudownym miejscu, w którym grają artyści naprawdę
z najwyższej półki. Podczas pandemii miałem przyjemność
wystąpić w niej z DJ Jepejem – fragmenty eventu



pt. Jepepepej dostępne są na YouTubie. Wiadomo jednak,
że brakowało tej prawdziwej atmosfery… Publiczność, z uwagi
na obostrzenia, nie mogła licznie uczestniczyć w tym
wydarzeniu, stąd pomysł powtórki!

Choć to trudny czas dla Ciebie jako muzyka, jednak
zaowocował pracami nad Twoją biografią…

To prawda, ale nie chcę jeszcze mówić o szczegółach. Jej
wydanie zapowiedziałem jakiś czas temu i mam już nawet tytuł
Perkusista na dachu.

Czy masz jakąś receptę na przetrwanie w tym zwariowanym
świecie pandemii?  

Nie mam takiej recepty skutecznej w stu procentach. Dla nas
muzyków, ale i dla wszystkich ludzi, podstawą musi być
cierpliwość, spokój, czekanie na lepsze czasy. Ja jestem teraz
w takich muzycznych koszarach – tworzę piosenki, zbieram
materiały na płytę, myślę twórczo; trochę jak wojsko, które
szykuje się do boju, czyli koncertowania i nagrywania, kiedy
to wszystko się skończy i nadejdą lepsze czasy, a… nadejdą
na pewno. Na razie trzeba jednak uważać na siebie, dbać
o higienę – ta kwestia jest szczególnie ważna. Ludzie trochę ją
zaniedbali, a teraz zaczynają doceniać jej wartość, jeśli chodzi
o unicestwianie tego wirusa, czy też innych, które mogą się



pojawić, bo przecież one mutują, a także zmienia się świat,
w którym funkcjonujemy – chociażby klimat sprzyjający
rozwojowi nowych chorób.

Myślmy optymistycznie, ale dbajmy o siebie! Nasi dziadkowie,
rodzice przeżyli wojnę, więc i my przeżyjemy! To minie!

Zobacz też inne wywiady z artystami Agnieszki Kuchni-
Wołosiewicz:

Piotr Cajdler – muzyk z Luton w Wielkiej Brytanii. Polscy
artyści podczas pandemii.

Spotkania z poezją – projekt literacki Doroty Górczyńskiej-
Bacik z Dunstable, UK

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

https://www.cultureave.com/piotr-cajdler-muzyk-z-luton-w-wielkiej-brytanii-polscy-artysci-podczas-pandemii/
https://www.cultureave.com/piotr-cajdler-muzyk-z-luton-w-wielkiej-brytanii-polscy-artysci-podczas-pandemii/
https://www.cultureave.com/spotkania-z-poezja-projekt-literacki-doroty-gorczynskiej-bacik-z-dunstable-uk/
https://www.cultureave.com/spotkania-z-poezja-projekt-literacki-doroty-gorczynskiej-bacik-z-dunstable-uk/
https://www.cultureave.com/piosenki-na-koniec-tygodnia-projekt-muzyczny-remiego-juskiewicza-z-londynu/
https://www.cultureave.com/piosenki-na-koniec-tygodnia-projekt-muzyczny-remiego-juskiewicza-z-londynu/


Historycznie zawiły,
muzycznie doskonały

Aleksandra Kubas-Kruk i  Jake Arditti, Gismondo, ile re di
Polonia, Bayreuth, Markgräfliches Opernhaus, (c) Bayreuth
Baroque, Andreas Harbach
Jolanta Łada-Zielke (Hamburg)

https://www.cultureave.com/historycznie-zawily-muzycznie-doskonaly/
https://www.cultureave.com/historycznie-zawily-muzycznie-doskonaly/


Jednym z najważniejszych wydarzeń muzycznych minionego roku
było wystawienie „Dramma per Musica” Gismondo, ile re di
Polonia (Zygmunt, król Polski) w ramach Festiwalu Oper
Barokowych w Bayreuth –  „Bayreuth Baroque Opera Festival”.
Spektakl miał premierę 11 września 2020 roku w Teatrze
Operowym Magrabiny Wilhelminy von Bayreuth. Przedsięwzięcie
wspomagał Instytut Adama Mickiewicza, zajmujący się promocją
kultury polskiej za granicą.

Już sam tytuł wzbudził we mnie nadzieję na poznanie kolejnego
utworu, który podejmuje wątek z historii Polski. Spodziewałam
się, że włoski kompozytor Leonardo Vinci (daty życia 1690-1730;
nie mylić z da Vinci), podobnie jak jego niemiecki kolega z
późniejszej epoki Ferdinand Pfohl (1862-1949), udźwiękowił
libretto, którego treść odnosi się do czasów panowania króla
Zygmunta II Augusta. Jakież było moje rozczarowanie, kiedy
okazało się, że librecista użyczył tylko imienia „Zygmunt”
postaci, która odnosi się do króla Danii i Norwegii Fryderyka IV
Oldenburga, panującego w latach 1699-1730. Autor libretta
uchodzi za anonimowego, ale tekst opracował przed
premierowym wystawieniem dzieła w 1772 roku w Rzymie
Francesco Briani, który uważał,  że odbiorcy potrzebują
odniesienia do czasów współczesnych. Dlatego „przebrał” dwóch
władców państw północnoeuropejskich w polskie kostiumy i
nadał im polskie imiona.



Akcja tej opery barokowej, nazywanej wówczas „dramatem
muzycznym” (Dramma per Musica), rozpoczyna się w momencie,
gdy na dwór polskiego króla Zygmunta w Warszawie przybywa
Książę Litwy Przemysław (Primislao), aby oddać mu hołd lenny,
co jest warunkiem objęcia przez niego litewskiego tronu.
Ponadto pragnie wydać swoją córkę Kunegundę (Cunegonda) za
Ottona, syna Zygmunta, aby w ten sposób wzmocnić więź między
oboma państwami. Król Zygmunt ma też córkę Judytę (Giuditta),
o której rękę ubiega się książę Inflant Ernest oraz książę Moraw
Herman (Ermano). Ale Judyta kocha potajemnie Przemysława,
którego poznała na balu maskowym w Warszawie.

Przemysław obawia się, że złożenie hołdu polskiemu królowi
osłabi jego powagę wobec litewskich żołnierzy. Zygmunt
proponuje mu, żeby ceremonia odbyła się bez świadków, we
wnętrzu królewskiego namiotu. Ale Herman, zaciekły wróg
Przemysława, który chce zemścić się na nim za śmierć swojego
brata, sprawia, że w kulminacyjnym momencie namiot opada i
wszyscy widzą księcia litewskiego klęczącego przed polskim
królem. Upokorzony i wściekły Przemysław wypowiada wojnę
Zygmuntowi, nie słuchając jego zapewnień, że znajdzie i ukarze
sprawcę tego niecnego czynu. Kunegunda zrywa zaręczyny z
Ottonem. Dochodzi do walnej bitwy, w której zwyciężają wojska
polskie. Herman odnajduje rannego Przemysława na polu walki i
chce go dobić, ale w porę pojawia się Judyta i ratuje ukochanego
z opresji. Jednocześnie okazuje się, że to nie Przemysław jest



winien śmierci brata Hermana. Widząc, do czego doprowadziła
jego intryga, książę Moraw decyduje się na jedyne honorowe
wyjście: samobójstwo. Przedtem pisze list do króla Zygmunta, w
którym wyjaśnia swoją rolę w całej sprawie. Wszystko kończy się
szczęśliwie, Kunegunda godzi się z Ottonem, a Przemysław
rozpoznaje w swojej wybawicielce Judycie piękną nieznajomą z
balu. Ernest, widząc ich miłość, szlachetnie rezygnuje z
zabiegów o córkę Zygmunta, aby mogła poślubić Przemysława  i
wraz z nim objąć tron Litwy.

Trudno dopartywać się w treści libretta związków z
którymkolwiek polskim królem. W naszej historii było raptem
trzech władców noszących imię Zygmunt, wszyscy panowali w
epoce renesansu. Dwóch pierwszych – Zygmunt I Stary i
Zygmunt II August – urzędowało w Krakowie, a Zygmunt III
Waza przeniósł stolicę Polski z Krakowa do Warszawy, gdzie
toczy się akcja „Gismondo…”. Pod postacią Przemysława autor
libretta ukrył księcia Fryderyka IV von Holstein-Gottorf,
przeciwnika Fryderyka IV Oldenburga. Dramaturg, doktor Boris
Kehrmann, który opracował tekst libretta dla produkcji w
Bayreuth zaznacza, że libretto nie jest podręcznikiem historii i
twórca ma prawo swobodnie żonglować faktami, snując własną
opowieść. Ale moim zdaniem jest o wiele lepiej, jeśli zmyślona
fabuła zostaje przedstawiona na tle autentycznych faktów
historycznych. Trudno jednak spodziewać się tego po twórcach
włoskich. Dla XVI-wiecznych Włochów Polska leżała gdzieś na



biegunie północnym; wiemy o tym z relacji Polaków, którzy
wówczas studiowali we Włoszech, jak choćby Jan Kochanowski.
Ale tekst  „Gismondo…” powstał na początku XVIII wieku,  jego
autor powinien być już pod tym względem bardziej
wyedukowany.

Dilyara Idrisova, Jurij Mynenko i Jake Arditti, Gismondo, ile re di
Polonia, Bayreuth, Markgräfliches Opernhaus,  (c) Bayreuth
Baroque, Andreas Harbach
Pojawia się słuszne pytanie, co tu w takim razie robi wątek
polski, czy raczej polsko-litewski? W okresie panowania
Zygmunta Augusta Polska połączyła się unią personalną z Litwą i
od 1596 roku funkcjonowała jako Rzeczpospolita Obojga



Narodów, pod panowaniem jednego wspólnego króla. Istnienie
odrębnego władcy Wielkiego Księstwa Litewskiego odnosi się
raczej do czasów wcześniejszych, czyli króla Władysława Jagiełły.
Ale nawet wtedy nie doszło pomiędzy oboma państwami do
żadnej wojny. Doktor Kehrmann przywołuje tu jeszcze jedną,
późniejszą analogię: walkę Augusta II Mocnego ze Stanisławem
Leszczyńskim o tron polski na początku XVIII wieku. Do tej
koncepcji nie pasuje z kolei wątek litewski. Jedyne co się zgadza,
to obecność Sarmatów, za których uważała się ówczesna polska
szlachta. Dwie główne postacie przedstawione są dość
schematycznie: Zygmunt jest waleczny, prawy, stateczny,
wspaniałomyślny, wyrozumiały, a jego przeciwnik Przemysław
dumny, namiętny, porywczy i mściwy, choć w ostatniej scenie
wykazuje się szlachetnością.

Jeden sopran i czterech kontratenorów

Warstwa muzyczna utworu w pełni rekompensuje zawiłości
historyczne. Sukces przedstawienia zagwarantowała polska
(Oh!) Orkiestra Historyczna pod dyrekcją Martyny Pastuszki,
która jest jednocześnie dyrygentką i koncertmistrzynią. Na tle
zespołu wyróżniała ją nie tylko jasna suknia. Pastuszka trzymała
muzyków w ryzach, zwracając uwagę na precyzję, ale i swobodę
wykonania. Wspierał ją maestro Marcin Świątkiewicz,
wirtuozersko grający na klawesynie. Szczególnie pięknie
brzmiało solo fagotu w sinfonii – jak nazywano uwerturę do



barokowych dramatów muzycznych.

Obsada partii solowych jest międzynarodowa, ze znakomitą
reprezentantką Polski. Partię Premislao wykonała sopranistka
Aleksandra Kubas-Kruk, choć ta rola napisana została dla
wysokiego męskiego głosu – kontratenora. W czasach
współczesnych kompozytorowi tak wysokie partie wykonywali
kastraci, dziś angażuje się do nich kobiety o ciemniejszej barwie
głosu. Aleksandra Kubas-Kruk znakomicie poradziła sobie z
trudną rolą antagonisty głównego bohatera. Ma mocny głos,
którym posłużyła się z temperamentem, zwłaszcza przy
wojowniczym wykonaniu arii  Vendetta o Ciel. Jej końcowe
improwizacje na wysokich dźwiękach przyprawiały publiczność o
dreszcze. Kubas-Kruk jest także znakomita pod względem
aktorskim i odegrała swoją postać, mimo że dzieło wykonano w
formie koncertowej. Śpiewaczka pokazała impulsywność
Primislao, na przykład przez gwałtowne zerwanie nut z pulpitu.
W scenie, kiedy Książę Litwy zostaje ranny, sopranistka wchodzi
na scenę powoli i z widocznym trudem, jakby naprawdę
cierpiała.

Pozostałe dwie solistki również zasługują na uznanie. Kunegunda
(Sophie Junker) jest bardziej dramatyczna, Judyta  (Dilyara
Idrisova) liryczna. Sophie Junker doskonale oddaje wewnętrzne
dylematy swojej bohaterki, wykonując arię Son figlia.



W role Zygmunta, Ottona, Ernesta i Hermana wcielają się czterej
kontratenorzy. Ich głosy różnią się barwą, więc słuchacz nie ma
wrażenia, że wszystkie te partie śpiewa jedna osoba. Ernesto
(Jake Arditti) jest najbardziej liryczny ze wszystkich. W jego arii
Tutto sdegno są miejsca przypominające Stabat Mater
Pergolesiego. Ottone (Yuriy Mynenko) świetnie wykonuje
fragmenty koloraturowe, zwłaszcza w arii Vado ai rai. Po kilku
zaimprowizowanych fragmentach robi efektowną pauzę. Czasami
zbyt gwałtownie bierze wysokie dźwięki, ale jego piano brzmi
bardzo ładnie, na przykład w Assalirò quel core. Z kolei Nicolas
Tamagna jako Herman świetnie oddaje mroczny charakter
swojego bohatera.



Max Emanuel Cencic, który śpiewał partię polskiego króla
Zygmunta, będąc jednocześnie dyrektorem artystycznym
festiwalu, fot. Łukasz Rajchert
Odtwórca tytułowej roli króla Zygmunta (Max Emanuel Cencic)
zasługuje na osobne omówienie. Jestem pełna podziwu nie tylko
dla jego umiejętności wokalnych, ale także dlatego, że jest
również intendentem i dyrektorem artystycznym całej imprezy
„Festival Bayreuth Baroque”. Pogodzenie tych dwóch funkcji –
zarządzania i wykonawstwa artystycznego – to z pewnością dla
niego wyzwanie, ale obie świetnie się uzupełniają. Poza tym kto,
jeśli nie on, potrafi najlepiej zrozumieć innych śpiewaków? W arii
Bella pace prezentuje ładne, okrągłe vibrato na niskich
dźwiękach i świetnie improwizuje. Po wykonaniu arii Bella pace i
Se soffia rato, ktoś z nielicznie zgromadzonych w teatrze widzów
wykrzyknął „brawo”, po czym rozległy się głośne oklaski. Cencic
doskonale wydobył też dramatyzm wojennej arii Torna Cinto.

Na stronie Rozgłośni Radia Bawarskiego (Bayerischer
Rundfunk)  można obejrzeć trzygodzinny Live-Streaming z
przedstawienia Gismondo, il re di Polonia z napisami w języku
niemieckim. Wytwórnia płytowa Parnassus Art Productions
wydała także album z nagraniem drammy na trzech krążkach
CD. Obwoluta zawiera artykuł doktora Borisa Kehrmanna
wyjaśniający okoliczności powstania utworu i jego konotacje
historyczne. Polskie tłumaczenie tego tekstu jest trochę
chropawe, zwłaszcza w przypadku pojęć muzycznych. W opisie



samego utworu pojawia się duży błąd. Chodzi mianowicie o
zdanie: „Partytura Vinciego składa się z Sinfonii, 28 arii, jednego
duetu, jednego tercetu i chóru końcowego“. Autor polskiej
wersji, Zygmunt Pomianowski, przetłumaczył słowo „Sinfonia”
oznaczające po prostu uwerturę, jako „symfonia”, która jest
odrębnym gatunkiem muzycznym. Pod tym pojęciem kryje się
czteroczęściowy utwór orkiestrowy z epok późniejszych,
klasycyzmu i romatyzmu.

W opisie Gismondo… jest tyle różnorodnych odniesień do
historii, że odbiorca gubi się w tym wszystkim. Dlatego wolę
potraktować ten utwór jako bajkę muzyczną z morałem, bo i
tytułowy bohater jest tak wyidealizowany, że trudno znaleźć dla
niego pierwowzór, nie tylko wśród władców Polski.  

Fotografie pochodzą z Biura Prasowego Festiwalu „Bayreuther
Baroque”.


