
Najważniejsza jest historia
Rozmowa z reżyserem Krzysztofem Langiem

Krzysztof Lang
Reżyserzy dzielą się na dwie kategorie: pierwsza to tacy jak Bergman, Fellini czy
Has, którzy przez całe życie robią właściwie jeden film i druga, jak Spielberg, Altman
czy Polański, których filmy są różne w zależności od tematu. Należę do tej drugiej
kategorii  reżyserów,  dla  których  najważniejsza  jest  historia.  Różnorodność
gatunkowa  moich  filmów  bierze  się  z  różnorodności  historii,  które  opowiadam.

Krzysztof Lang

*

Joanna Sokołowska-Gwizdka:

Jest Pan absolwentem Wydziału Chemii na Uniwersytecie Warszawskim. Jak
to się stało, że zmienił Pan swoją zawodową drogę, idąc potem na Wydział
Filmu i Telewizji na Uniwersytecie Śląskim?

Krzysztof Lang:

O moim wyborze zawodu reżysera filmowego zdecydował moment, w którym, ponad

https://www.cultureave.com/najwazniejsza-jest-historia/


czterdzieści  lat  temu,  po  raz  pierwszy  spojrzałem  w  wizjer  kamery  filmowej.
Odniosłem wtedy wrażenie,  że  obraz widziany okiem kamery jest  ciekawszy,  że
 kryje się w nim jakaś tajemnica. Ta krótka chwila zauroczenia obrazem widzianym w
kamerze zmieniła, de facto, moje życie. Byłem dobrze zapowiadającym się studentem
chemii  i  droga  do  kariery  naukowej  stała  przede  mną  otworem,  a  jednak  siła
tajemnicy i chęć zanurzenia się w nieznany świat okazały się silniejsze. Myślę, że
Kieślowski w filmie „Amator” mówi  o czymś podobnym i dlatego ten film jest mi
szczególnie bliski. 

Moje próby w filmie amatorskim rozbudziły chęć kontynuowania przygody z filmem i
ostatecznie  rozpocząłem  studia  na  Wydziale  Radia  i  Telewizji  Uniwersytetu
Śląskiego  jako pierwszy rocznik nowo otwartego kierunku. W czasie studiów moimi
opiekunami  byli  –  Krzysztof  Kieślowski  –   film  dokumentalny   oraz  Edward
Żebrowski  – film fabularny.

Po studiach trafił Pan do słynnego Zespołu Filmowego „X”. Kierownikiem
artystycznym był wtedy Andrzej Wajda, a kierownikiem literackim Bolesław
Michałek.  To  była  kuźnia  talentów,  powstało  tam wiele  wybitnych  dzieł
filmowych  i  telewizyjnych,  które  określa  się  mianem  „kina  moralnego
niepokoju”.  Jak  Pan  wspomina  pracę  w  tym zespole?

Gdy  1981  r.  otrzymałem  propozycję  zatrudnienia  w  Zespole  Filmowym  „X”
Andrzeja Wajdy, wydawało mi się, że chwyciłem Pana Boga za nogi. Zespół „X”,
obok  Zespołu  „TOR”,  był  przecież  w  tym  czasie  wiodącym  zespołem  naszej
kinematografii.

Zarówno przywództwo artystyczne Zespołu, jak i grono moich starszych kolegów
takich jak Agnieszka Holland, Feliks Falk, Ryszard Bugajski, Tomasz Zygadło czy
Janusz Kijowski, tworzyło zgraną i ambitną grupę. Dyskusje nad scenariuszami w
Zespole  „X”  osiągały  poziom,  o  którym dzisiaj  mógłbym tylko  pomarzyć.  Rytuał
rozmów, w których reżyser przedstawiający scenariusz siadał naprzeciw pary Wajda-
Michałek, przeszedł do legendy. Spotkania z Michałkiem i Wajdą jak i uwagi kolegów
mobilizowały  wszystkich,  w  tym  i  mnie,  do  większego  wysiłku  w  pracy  nad
scenariuszem. W Zespole „X” uczyłem się kina na najlepszych wzorcach. W takiej
atmosferze  głupio  było  przychodzić  z  propozycją  czegoś   błahego.  Po  kilku



miesiącach  stażu  w  Zespole  udało  mi  się  w  końcu  przygotować  scenariusz
godzinnego  filmu  telewizyjnego,  który  w  krótkim  czasie  został  skierowany  do
produkcji.

Jaki to był film?

To  był  „REMIS”,  który  formalnie  był  moim  debiutem  fabularnym,  ale  jego
kolaudacja  odbyła  się  jedynie  w  telewizji,   bez  udziału  choćby  jednego
członka  Zespołu  „X”.  Stało  się  tak  ze  względu  na  stan  wojenny,  który  niczym
świeczkę, zdmuchnął wszystkie moje plany. Po odwołaniu ze stanowisk kierownictwa
Zespołu jego członkowie postanowili  się rozwiązać.  Dopiero po dwóch latach od
ogłoszenia stanu wojennego, udało mi się wreszcie zrealizować planowany wcześniej
film, oparty o autentyczne wydarzenia.

Edward Lubaszeno w filmie „Remis” (1984), reż.Krzysztof Lang, fot. chomikuj.pl
„REMIS”  to  historia  sędziego  piłkarskiego,  który  przyjeżdża  do  małego  miasta,
gdzieś na Śląsku, żeby sędziować mecz czwarto ligowych zespołów. Nie wie, że mecz
jest  sprzedany,  a  w  jednej  z  drużyn  gra  jego  syn,  który  wychowywał  się  bez
ojca. Podczas meczu następuje konfrontacja ojca i syna. W finale syn ratuje ojca
przed rozwścieczonym  tłumem  kibiców, który chce zlinczować sędziego.

Po zlikwidowaniu zespołu „X” rozpoczął Pan współpracę z Wytwórnią Filmów



Dokumentalnych  w  Warszawie.  To  tu  powstały  nagradzane  filmy
dokumentalne, takie jak np. „Cienie” (1984) – poetycka relacja z wystawy
„Warszawa walczy”, czy „Powstanie Warszawskie 1944 (1994) – pokazywane
m.in. na francusko-niemieckim kanale ARTE. Czy, któryś z powstałych wtedy
filmów dokumentalnych, jest Panu szczególnie bliski?

Myślę,  że oprócz filmów, które Pani  wymieniła ważny jest  dla mnie „PROCES”
(1990). Jest to film o procesie generała Tatara. Jego realizacja przypadła na okres
przełomowy w latach 1988/1989 i miała momentami przebieg dramatyczny, wręcz
sensacyjny. Film opowiada o kulisach głośnego procesu, związanego z tzw. spiskiem
w  Wojsku  Polskim,  który  jak  się  okazało,  był  fikcyjny  i  posłużył  władzy
komunistycznej do rozprawy z oficerami, o lojalność których się ta władza obawiała.

Na film składają się rozmowy z bohaterami oraz materiały archiwalne, pochodzące
przede wszystkim z Kroniki  Filmowej lat  50.  Jednak głównym materiałem, który
stanowi oś opowiadania, były tzw. odrzuty z Kroniki Filmowej czyli materiały, które
nie  weszły  do  oficjalnej  kroniki  i  skrzętnie  ukryte,  przeleżały  w  zakamarkach
archiwum ponad czterdzieści lat. Poufnie zorganizowana projekcja tych materiałów,
jeszcze  w stanie wojennym, była punktem zwrotnym. Po obejrzeniu ich wiedziałem,
że mam dokumentalny diament w ręku  i  nie mogę zmarnować  danej mi przez los
szansy.



Generał Stanisław Tatar podczas procesu, 1951 r., fot. Tygodnik „Świat”1951 r. nr 3,
źródło: wikipedia
Pod  koniec  realizacji  udało  mi  się  odnaleźć  w  Kijowie  i  namówić  do
rozmowy, jednego z głównych „reżyserów” procesu, pułkownika NKWD – Antona
Skulbaszewskiego,  odpowiedzialnego  za  śmierć  wielu  niewinnych  oficerów.
Rozmowa,  a  właściwie  psychodrama,  którą  zarejestrowałem  w  jego  kijowskim
mieszkaniu,  do dzisiaj pozostaje jedynym świadectwem historycznym. 

Realizacja  „PROCESU”  z  wielu  powodów  była  dla  mnie  doświadczeniem
przełomowym. Uświadomiłem sobie, że podoba mi się takie  „grzebanie” w historii i 
odnajdowanie  jej  nowego  oblicza.  Było  to  trochę  jak  odkrywanie  nowych  praw
przyrody.

W tym okresie stale współpracował Pan też z Teatrem Telewizji.

Spotkania  z  wybitnymi  aktorami  takimi  jak  Gustaw  Holoubek  w  „Księciu
Homburgu”  Heinricha  von  Kleista  (za  rolę  w  tym spektaklu  otrzymał  „Prix
Italia”),  Teresa  Budzisz-Krzyżanowska  w  tym  samym  przedstawieniu,  Zbigniew
Zapasiewicz w kameralnej sztuce Idy Fink – „Stół” czy Janusz Gajos w „Brandzie”
Henryka Ibsena rozwijały mój warsztat reżyserski, rozumienie konwencji, rytmu
dialogu i  w  ogóle  rozumienie  słowa.  Bez  doświadczenia  w teatrze  telewizji  nie
rozumiałbym znaczenia pauzy ibsenowskiej czy konwencji komedii Moliera. Teatr
Telewizji uważam za ważną część swojej drogi zawodowej. 

W  latach  90.  przyszedł  debiut  kinowy  „PAPIEROWE  MAŁŻEŃSTWO”,
komedia  romantyczna,  która  okazała  się  wielkim  sukcesem.  Po  niej
wyreżyserował Pan jeszcze inne filmy tego gatunku, które stały się hitem –
„MIŁOŚĆ NA WYBIEGU”, czy „ŚNIADANIE DO ŁÓŻKA”.

Usiłowałem  zebrać  budżet  na  film  o  Władysławie  Mazurkiewiczu,  ale  żaden  z
producentów w tym czasie  nie  był  skłonny inwestować w kryminał.   Na rynku
zapanowała  natomiast  moda  na  komedie  romantyczne,  które  pokochała  polska
widownia. Nie widzę nic złego w kręceniu komedii romantycznych, ale takich, które
nie grzeszą sztucznością sytuacji czy grubymi uproszczeniami psychologicznymi.

Jednak ani „MIŁOŚĆ NA WYBIEGU”, ani „ŚNIADANIE DO ŁÓŻKA”, choć zebrały



sporą widownię, nie sprawiły mi tej satysfakcji co „PAPIEROWE MAŁŻEŃSTWO”.
Nawet kilka udanych scen nie jest w stanie zmienić mojego stosunku do tych filmów.
Wyrosły duchowo z obcego mi świata i  pozostaną w moim dorobku jedynie jako
praca reżyserska na zamówienie. 

Olga  Bołądź  w  filmie  „Słaba  płeć?”  (2015),  reż.  Krzysztof  Lang,  fot.
wirtualnemedia.pl
A jak było z kolejnym filmem „SŁABA PŁEĆ?”, który też miał być komedią
romantyczną, ale ostatecznie nią nie był?

Bohaterką powieści „Suka” Katarzyny Grygi, na której oparty był scenariusz filmu,
jest  dziewczyna  z  prowincji,  klasyczny  „słoik”,  która  wskutek  intrygi  najbliższej
przyjaciółki traci pracę w korporacji. Sztuczny, hipsterski świat rozpada się z dnia na
dzień i bohaterka musi dokonać wyboru między być i mieć. Ten dylemat jest próbą
jej charakteru, z której wychodzi zwycięsko. 

W  tej  historii  dostrzegłem  szansę  na  gorzką  opowieść  o  współczesnych
trzydziestolatkach.  W  rezultacie  powstał  film,  który  zamiast  być  komedią
romantyczną, jest raczej filmem obyczajowym pokazującym w krzywym zwierciadle
pokolenie trzydziestolatków  zatrudnionych w korporacji.



Przy  „SŁABEJ  PŁCI?”  współpracowałem z  nominowanym do  Oscara,  angielskim
operatorem,  Michaelem  Coulterem  –  autorem  zdjęć  do  znanych  komedii
romantycznych – „Notting Hill”, „Cztery wesela i pogrzeb” czy „To właśnie miłość”.
Zysk  ze  sprzedaży  biletów  był  na  tyle  przyzwoity,  że  w  nagrodę  dystrybutor
postanowił zaryzykować dofinansowanie  mojego filmu o Mazurkiewiczu.

No właśnie,  niedługo przyjeżdża  Pan do  Austin  z  filmem o  Władysławie
Mazurkiewiczu  „ACH,  ŚPIJ  KOCHANIE”  (2017).  Będziemy  go  pokazywać
podczas Austin Polish Film Festival 2022. Ta wciągająca opowieść rozgrywa
się w Krakowie w 1955 r. W filmie dokonuje Pan „wiwisekcji” stalinowskich
mechanizmów władzy,  dzięki  którym bohater  bezkarnie  popełnia  kolejne
zbrodnie. Co Pana zainteresowało w tej historii?

Ktoś powiedział:  „Każda zbrodnia jest zwierciadłem swoich czasów”. Film „ACH,
ŚPIJ KOCHANIE” jest ilustracją tej tezy. Scenariusz opowieści osnutej na faktach,
jest konfrontacją dwóch postaci – Władysława Mazurkiewicza – seryjnego zabójcy
oraz  tropiącego go milicjanta. Paradoksalnie przestępca przez swój wygląd, styl,
sposób zachowania rozbudza w śledczym głęboko skrywaną tęsknotę za wolnością,
której symbolem jest świat Zachodu. Mazurkiewicz (w filmie Andrzej Chyra), niczym
rajski  ptak,  wnosi  powiew  swobody  i  niezależności  w  szary  świat  przaśnego
socrealizmu. Tworzy iluzję lepszego życia, które do Polski dociera głównie w postaci
kontrabandy z Zachodu i na falach radia Wolna Europa. „ACH, ŚPIJ KOCHANIE” to
ważny film w moim dorobku. To film, który pozwolił mi na nowo odnaleźć się w kinie.
Z jego realizacją wróciłem do zawsze interesującej mnie tematyki historycznej.



Tomasz Schuchardt  jako porucznik Karski w filmie”Ach, śpij kochanie” (2017) , reż.
K. Lang, 2017 r.

Andrzej Chyra jako Władysław Mazurkiewicz w filmie „Ach, śpij kochanie” (2017) ,
reż. K. Lang
Kolejny film, który będzie pokazywany w tym roku podczas Austin Jewish
Film Festival to „MARZEC 68” (2022). Widz śledząc losy bohaterów, mimo
woli  staje  się  częścią  tej  historii.  Opowieść  o  młodej  parze  studentów,
pokazana  na  tle  strajków na  uczelniach,  ze  słynną  realizacją  „Dziadów”
Mickiewicza w reżyserii Kazimierza Dejmka w tle, porusza głębokie struny.
Co Pana skłoniło do podjęcia tego tematu?   

W marcu  1968  byłem w klasie  maturalnej  liceum im.  Klementa  Gottwalda.  To



głównie absolwenci mojego liceum a w tamtym czasie studenci UW tacy jak np.
Janek Lityński byli zaangażowani w „wypadki marcowe”. Moja szkoła znajduje się w
pobliżu Politechniki  i  my,  uczniowie,  biegaliśmy w Marcu pod mur tej  uczelni  i
rzucaliśmy jedzenie strajkującym studentom. Byliśmy na styku tych wydarzeń w
tamtym czasie, ale konsekwencje Marca dotknęły wielu moich szkolnych przyjaciół.
Bardzo dużo z nich wyjechało w rezultacie z Polski. Kiedy TVP zwróciła się do mnie z
propozycją nakręcenia filmu o Marcu nie wahałem się, ponieważ uważałem, że taki
film należy się tym, których zmuszono do wyjazdu.

Jakie tematy historyczne bierze Pan pod uwagę w kolejnych realizacjach
filmowych?

Wraz z Andrzejem Gołdą pracujemy nad trzema tematami historycznymi.

Pierwszy to okres Powstania Styczniowego i jest to adaptacja połączonych dwóch
opowiadań Iwaszkiewicza – „Heidenreich” i „Noc czerwcowa”. Drugi temat to tzw.
„rzeź Woli” – epizod znany z Powstania Warszawskiego, tym razem wojna widziana
oczami dziecka. Ten drugi temat w pewien sposób nawiązuje do obecnych zdarzeń za
naszą  wschodnią  granicą.  Trzeci  temat  to  tzw.  „Złota  odyseja”,  historia  złota
wywiezionego  w pierwszych  dniach  wojny.  Ta  wywózka  zakończona,  jak  wiemy
sukcesem,  pozwoliła  później  sfinansować  udział  w  wojnie  naszych  żołnierzy
wyprowadzonych ze Związku Radzieckiego przez gen. Andersa. Wszystkie te trzy
tematy to poważne przedsięwzięcia i pragnąłbym, żeby choć jeden z nich miał szansę
na realizację w najbliższym czasie.

Patrząc na współczesne kino w Polsce i na świecie zastanawia, jak wiele
powstaje  filmów  niepotrzebnych,  wręcz  szkodliwych,  nie  przekazujących
żadnych wartości, pokazujących świat zdegenerowany lub wyimaginowany,
pełen  sztucznego  blichtru.  Co  zatem  według  Pana  daje  współczesnemu
widzowi kino historyczne?

Chciałoby się powiedzieć trawestując Mrożka – „wczoraj to dziś tyle, że wczoraj”.
Uważam, że przeszłość jest ważna, ponieważ pozwala spojrzeć na współczesność z
dystansem. Wybieram te fragmenty z naszej historii, które odsłaniają nieznane do tej
pory kulisy i pozwalają zbudować świat ludzkich relacji charakterystyczny dla danej
epoki. Każde takie zetknięcie z przeszłością jest dla mnie lekcją, w której poszerzam



nie tylko wiedzę historyczną, ale przede wszystkim zgłębiam psychikę bohaterów i
buduję charaktery psychologicznie dopasowane do danej epoki. Ten proces mnie
fascynuje i dlatego za każdym razem film historyczny jest dla mnie pretekstem do
podróży w głąb ludzkiej natury.

Rozmawiała Joanna Sokołowska-Gwizdka

*

*

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

*

Zobacz też:

Klasztor miłosierdzia

U  szczytu  sławy.  Wpływ  historii
na  ludzkie  losy  podczas  XVII
Festiwalu  Polskich  Filmów
w Austin.
Podczas tegorocznego Festiwalu Polskich Filmów w Austin będzie można zobaczyć
kilka filmów, opowiadających historię wybitnych postaci polskiego sportu, sceny czy
sztuk pięknych, na których wydarzenia historyczne miały wielki  wpływ. Będąc u
szczytu sławy, sięgały po broń, aby stanąć w obronie ojczyzny, ginęły w dziejowej

https://www.austinpolishfilm.com/
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https://www.cultureave.com/u-szczytu-slawy-wplyw-historii-na-ludzkie-losy-podczas-xvii-festiwalu-polskich-filmow-w-austin/
https://www.cultureave.com/u-szczytu-slawy-wplyw-historii-na-ludzkie-losy-podczas-xvii-festiwalu-polskich-filmow-w-austin/


zawierusze, poświęcały się dla innych, bądź emigrowały. Kim by byli,  gdyby nie
wojny, niewole, zesłania? Twórcy filmowi próbują przybliżyć ich losy.

*

„Marusarz. Tatrzański orzeł.”

„Marusarz.  Tatrzanski  orzel”,  reż.  Marek Bukowski,  wyk.  Mateusz  Janicki,  Olga
Szostak, Krzysztof Szczepaniak, Marcin Stepniak, Robert Czebotar
54 min., biografia, historia, 2021 r.

Reżyseria: Marek Bukowski
Scenariusz:  Marek Bukowski, Maciej Dancewisz
Zdjęcia: Artur Zdral
Muzyka: Kris Górski

Obsada: Mateusz Janicki, Marta Maria Wiśniewska, Mateusz Bożek, Janka Cholewa,
Olga Szostak



„Marusarz.  Tatrzanski  orzel”,  reż.  Marek Bukowski,  wyk.  Mateusz  Janicki,  Olga
Szostak, Krzysztof Szczepaniak, Marcin Stepniak, Robert Czebotar

„Marusarz.  Tatrzanski  orzel”,  reż.  Marek Bukowski,  wyk.  Mateusz  Janicki,  Olga
Szostak, Krzysztof Szczepaniak, Marcin Stepniak, Robert Czebotar
Jest  to  telewizyjny  film  fabularny  opowiadający  historię  Stanisława  Marusarza,



legendarnego skoczka narciarskiego i prekursora polskich skoków narciarskich. Film
przedstawia historię jego życia, a także życie jego siostry Heleny, utalentowanej
narciarki,  członka Ruchu Oporu, zamordowanej przez hitlerowców w 1941 roku.
Stanisław Marusarz jest nie tylko znanym polskim skoczkiem narciarskim, ale także
wicemistrzem  świata  w  1938  w  Lahti,  czterokrotnym  olimpijczykiem,
siedmiokrotnym  uczestnikiem  narciarskich  mistrzostw  świata,  a  także
podporucznikiem  AK  i  kurierem  tatrzańskim.  Od  pierwszych  miesięcy  okupacji
czynnie pracował jako kurier Państwa Podziemnego i dostarczał korespondencję na
Węgry. W 1940 skoczył z drugiego piętra i uciekł z więzienia gestapo w Krakowie. Po
wojnie  był  jednym  z  najdłużej  aktywnych  zawodników  skoków  narciarskich  na
świecie.  Marusarz był gościem honorowym Turnieju Czterech Skoczni w sezonie
1965-1966. W wieku 53 lat stanął na słynnej Gross-Titlis-Schanze (Duża skocznia
Titlis) i wykonał swój legendarny skok przez przeszkody ubrany w garnitur i krawat.

Informacja o filmie pochodzącą od producenta.

*

*

„Bodo”

1 godz. 46 min., biografia, historia, muzyka, 2017 r.

Reżyseria: Michał Kwieciński
Scenariusz: Piotr Derewenda, Doman Nowakowski
Zdjęcia: Kamil Płocki
Muzyka: Atanas Valkov

Obsada:  Tomasz  Schuchardt,  Antoni  Królikowski,  Agnieszka  Wosińska,  Mariusz
Bonaszewski, Piotr Żurawski, Józef Pawłowski.



„Bodo”, reż Michał Kwieciński, na zdjęciu Tomasz Schuchardt

„Bodo”, reż Michał Kwieciński, na zdjęciu Tomasz Schuchardt i Roma Gasiorowska



Czy  może  być  lepszy  sposób  na  zobrazowanie  biografii  gwiazdy  kabaretowej  i
filmowej niż dramat muzyczny? Brokat, skandale, rycząca muzyka lat dwudziestych i
niesamowita  gra  aktorska:  film  zawiera  to  wszystko  i  wiele  więcej.  Film  jest
opowieścią  o  życiu  Eugeniusza  Bodo  –  polskiej  gwiazdy  dwudziestolecia
międzywojennego  i  przedstawia  jego  drogę  do  sukcesu.  Jego  kariera  była
międzynarodowa, podobnie jak jego pochodzenie. Ojciec Eugene’a był Szwajcarem, a
matka Polką.  W okresie  międzywojennym Bodo był  wielką  gwiazdą Europy,  był
aktorem, reżyserem, producentem, biznesmenem i centralną postacią licznych plotek
i skandali. Widzowie mogą śledzić jego trudne decyzje i życiowe wybory, na które
składa się nie tylko ucieczka z domu, wczesne kroki na scenie w prowincjonalnym
teatrze czy romanse, ale także relacja z zaborczą matką. Ponadto dramat zawiera
oryginalne nagrania występów i filmów Bodo.

Informacja o filmie pochodzącą od producenta.

„Bodo”, reż Michał Kwieciński, na zdjęciu Tomasz Schuchardt i Patrycja Kazadi



„Bodo”, reż Michał Kwieciński, na zdjęciu Partycja Kazadi
Kiedy w Toronto poznałam Jasię Jasińską – artystkę scen lwowskich, która podczas
wojny przeszła szlak bojowy z Armią generała Władysława Andersa, dowiedziałam
się od niej, że na początku wojny artyści pochodzacy, lub przebywający we Lwowie
zostali siłą wcielenii do zespołów stworzonych przez Rosjan, aby dostarczyć rozrywki
żołnierzom Armii  Czerwonej.  Wspominała,  że  występowała  z  Eugeniuszem Bodo
m.in. w Odessie. Potem nagle słuch o nim zaginął, nikt nie wiedział co się z nim
stało.  Po prostu zniknął.  Zagadka rozwiązała  się  po wielu  latach.  W latach 90.
Stanisław Janicki, historyk kina prowadzący m.in. telewizyjny cykl „W starym kinie”
zaapelował do widzów, że jeśli ktoś kiedykolwiek miał kontakt z Eugeniuszem Bodo,
proszony jest o zgłoszenie się do telewizji. Przyszło mnóstwo listów. Wtedy okazało
się, że artysta zginął w rosyjskim łagrze w 1943 r.. Nie objęła go amnestia, gdyż miał
obywatelstwo  szwajcarskie  i  nie  mógł,  jak  wielu  innych  więźniów politycznych,
dołączyć  do  Armii  Andersa.  W filmie  pokazany jest  też  ten  wojenny,  tragicznie
zakończony okres w życiu Eugeniusza Bodo.

Joanna Sokołowska-Gwizdka, red.



*

*

„Nędzarz i Madame”

1 godz. 53 min., biografia, historia, dramat, 2021 r.

Reżyseria: Witold Ludwig
Scenariusz: Witold Ludwig
Zdjęcia: Julian Kucaj
Muzyka:  Krzysztof A. Janczak

Obsada:  Piotr  Zajączkowski,  Magdalena Michalik,  Tomasz Błasiak,  Lech Dyblik,
Remigiusz  Jankowski,  Paweł  Tchórzelski,  Michał  Chorosiński,  Marcin  Kwaśny,
Jarosław  Gajewski.

„Nędzarz i Madame”, reż. Witold Ludwig
Słowo od reżysera

Przesłaniem filmu jest pragnienie wolności, które motywuje bohatera do działania i



prowadzi do moralnego zwycięstwa. Pragnienie wolności doprowadza do tego, że
przystępuje do Powstania Styczniowego, pozwala na ucieczkę z niewoli carskiej i
powrót z wygnania politycznego we Francji.  Jego „wolny duch” uczyni go także
artystą-malarzem i pozwoli zasmakować sławy. Ale nawet wtedy czuje niedosyt i z
czasem porzuca sztukę na rzecz wolności. Wkrótce „umiera dla świata” i trafia do
klasztoru jezuitów. Jednak nawet tam jego buntowniczy duch dusi się w murach
klasztoru. Rozdarty wątpliwościami załamuje się duchowo i,  uznany za szaleńca,
trafia do szpitala psychiatrycznego. Wreszcie zakłada własny habit i zostaje Bratem
Albertem. Wszystko to staje się osią fabuły filmu.

Losy  Chmielowskiego  kryją  w  sobie  ogromny  potencjał  inscenizacyjny  i
dramaturgiczny:  ciemne  lasy  powstania,  kolorowe  i  rojące  się  salony  i  teatry,
zatęchłe podwórka bezdomnych, mistyczny klasztor, ponury szpital psychiatryczny i
epicki charakter – na tym tle film niesie uniwersalne przesłanie o wielkiej wartości
humanistycznej i etycznej, takie jak afirmacja wolności czy prometeizm.

Integralnie przedstawione losy Chmielowskiego to temat oryginalny i nowatorski,
który nie został jeszcze wyczerpany w kulturze. Adaptacje filmowe i teatralne: „Brat
naszego  Boga”  zamknęły  się  w  dramacie  Wojtyły,  nie  dotykając  biografii
Chmielowskiego.

20 sierpnia przypada rocznica jego urodzin,  a  12 listopada rocznica kanonizacji
Brata Alberta. Zainteresowanie jego osobą odrodziło się w 2017 roku, który został
ogłoszony  rokiem  Brata  Alberta.  Na  film  o  dużym  potencjale  artystycznym  i
frekwencyjnym składają się: konwencja historyczna i kostiumowa, epoka powstania
styczniowego, barwne epizody i znakomita obsada. Tytułowe role otrzymali młodzi
aktorzy,  którzy  mieli  już  za  sobą  udane  debiuty  na  dużym  ekranie.  Piotr
Zajączkowski i  Magdalena Michalik są perfekcyjnie obsadzeni w rolach Adama i
Heleny.  Liczne odcinki  zostały  przekazane popularnym aktorom. Wśród nich są:
Krzysztof  Wakuliński,  Radosław  Pazura,  Lech  Dyblik,  Marcin  Kwaśny,  Mariusz
Saniternik, Jarosław Gajewski.

Witold Ludwig



„Nędzarz i Madame”, reż. Witold Ludwig
Słowo od redaktora

Helena Modrzejewska, aktorka scen krakowskich i warszawskich, która osiągnęła
wielki sukces jako aktorka szekspirowska w Stanach Zjednoczonych, skupiała wokół
siebie wiele talentów i pomagała młodym artystom. Wielu z nich, oczarowanych jej
urodą i wdziękiem traciło dla niej głowe. Jej warszawski salon był zawsze otwarty dla
ciekawych  osób.  Urządzała  słynne  „wtorki  artystyczne”,  na  których  bywali:
Moniuszko, Sienkiewicz, Chmielowski,  Witkiewicz, Chełmoński. Wszyscy oni wnosili
do domu aktorki pewien koloryt i artystyczną atmosferę. Taką ciekawą „trójcą” byli
Chmielowski, Chełmoński i Witkiewicz. Przychodzili zawsze razem i wcześniej. Już
na korytarzu oznajmiali swoje przyjście grą na fujarce. Chmielowski jako powstaniec
styczniowy, uznawany był za bohatera i podziwiany. Tajemnicą poliszynela było, że
Adam Chmielowski  był  bezgranicznie  zakochany  w  Modrzejewskiej.  Miał  nawet
wyjechać na emigrację, razem z grupą, którą organizowała Modrzejewska, ale nie
pojawił się w porcie i nie wsiadł na statek.

W filmie pokazany jest okres powstańczy Adama Chmielowskiego, amputacja nogi,
ucieczka  w  trumnie,  potem  emigracja  do  Paryża  i  kontakt  z  Władysławem
Czartoryskim, który mu bardzo pomógł. W Polsce poszukiwaniom Chmielowskiego w
znalezieniu  właściwej  drogi  pomagają  mu właśnie  Helena Modrzejewska i  Józef
Chełmoński. Bohater przemierza różne miejsca, gdzie nocują bezdomni i poznaje ich



historię. Niektorzy z nich to powstańcy, zesłani na Sybir, którzy cudem uniknęli
śmierci i wydostali z piekła, ale we własnym kraju nie mieli dokąd pójść, nie mieli już
nikogo. To dla nich późniejszy Brat Albert założył dom pomocy i to im poświęcił
swoje życie.

Niezaprzeczalnym  walorem  filmu  są  przepiękne  obrazy  –  inscenizacje,  żywcem
przeniesione z malarstwa Józefa Chełmońskiego.

Joanna Sokołowska-Gwizdka, red.

„Nędzarz i Madame”, reż. Witold Ludwig
*

*

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

*

Zobacz też:

Życie piosenką usłane

Porcelana Modjeska i inne reklamy

https://www.austinpolishfilm.com/
https://www.cultureave.com/zycie-piosenka-uslane/
https://www.cultureave.com/porcelana-modjeska-i-inne-reklamy/


Polska  sztuka  filmowa  i  polski
plakat w Austin
Joanna Sokołowska-Gwizdka (Austin, Teksas)

W październiku, jak co roku, kinomani z Teksasu będą mogli zapoznać się z
nowymi produkcjami polskiej kinematografii podczas 17 Austin Polish Film
Festival.  Projekcję będą odbywać się, tak jak  przed pandemią, w Austin Film
Society CINEMA (6259 Middle Fiskville Rd, Austin, TX 78752) przez  dwa
weekendy: piątek, sobota, niedziela, 28, 29, 30 października oraz 4, 5, 6
listopada 2022 roku. Festiwal poprzedzi wystawa polskich plakatów, która
będzie  miała  miejsce  w prestiżowej  Galerii  AO5 (The  Arboretum,  10000
Research Blvd, Ste 118, Austin, Texas 78759). Wernisaż zaplanowany jest na
21 października.

*

Wystawa plakatów

https://www.cultureave.com/polska-sztuka-filmowa-i-polski-plakat-w-austin/
https://www.cultureave.com/polska-sztuka-filmowa-i-polski-plakat-w-austin/


Podczas wystawy plakatów, przygotowanej przez  Dot Dot Dot Connect, będzie
można  zobaczyć  głównie  plakaty  muzyczne  Leszka  Żebrowskiego:  jazzowe,
bluesowe, operowe, koncertowe, a także kilka teatralnych i reklamujących wystawy.
Wśród nich będzie  kilkanaście  prac z  autografem autora.  Galeria  ma w swoich
zbiorach  kolekcję  słynnych  polskich  plakatów,  m.in.  autorstwa  Andrzeja
Pągowskiego,  które  również  będzie  można  obejrzeć  podczas  wystawy.

Podczas wernisażu, jako podkład muzyczny, posłużą głównie polskie utwory jazzowe
oraz  polska  muzyka  filmowa.  Serwowane  będą  koktajle  alkoholowe  z  polskich
wódek, a także polskie piwo i wino.

Na  ekranie  telewizyjnym  będzie  można  zobaczyć  film  dokumentalny  o  Leszku
Żebrowskim „Skazany na plakat”. Film ten będzie też pokazany podczas 17 Austin



Polish Film Festival w kinie AFS.

Na otwarcie wystawy plakatów swoje przybycie potwierdzili  Konsul  Generalny z
Konsulatu  Rzeczpospolitej  Polskiej  w  Houston  –  Robert  Rusiecki  oraz  dyrektor
artystyczny  Austin  Classical  Guitar  –  Joe  Williams.  W siedzibie  Austin  Classical
Guitar  w tym roku  jesienią  oraz  w przyszłym roku  wiosną  będą  miały  miejsce
instalacje  plakatów  Leszka  Żebrowskiego.  Związane  jest  to  z  zaproszeniem
światowej sławy polskiego gitarzysty klasycznego Marka Pasiecznego, który będzie
występował w Austin.

Wystawę będzie można obejrzeć do 6 listopada 2022 r.

Galeria AO5 w dzielnicy Arboretum w Austin, fot. Joanna Sokołowska-Gwizdka
O występach Marka Pasiecznego 3-4 grudnia 2022 r.

https://www.austinclassicalguitar.org/event/live-at-the-rosette-marek-pasieczny-with-
bion-tsang/?event=31747

O występie Marka Pasiecznego 18 lutego 2023 r.

https://www.austinclassicalguitar.org/event/acg-originals-home-with-marek-pasieczn

https://www.austinclassicalguitar.org/event/live-at-the-rosette-marek-pasieczny-with-bion-tsang/?event=31747
https://www.austinclassicalguitar.org/event/live-at-the-rosette-marek-pasieczny-with-bion-tsang/?event=31747
https://www.austinclassicalguitar.org/event/acg-originals-home-with-marek-pasieczny-bion-tsang-thomas-burritt-guitar-orchestra/?event=31758


y-bion-tsang-thomas-burritt-guitar-orchestra/?event=31758

*

17 Festiwal Polskich Filmów w Austin

Projekt Andrzej Pągowski
Tegoroczny program festiwalowy jest bogaty i różnorodny. Każdy znajdzie coś dla
siebie. Będą filmy historyczne i współczesne, dramaty i komedie, filmy fabularne i
dokumentalne.  Wiele  z  pokazywanych  w  tym  roku  filmów  zostało  opartych  o
prawdziwe  wydarzenia.  Wspólnym  mianownikiem  tych  projekcji  jest  próba
odpowiedzi  na  pytanie  o  kondycję  człowieka  we  współczesnym  świecie.

Jakie  filmy  znalazły  się  w  tegorocznym  festiwalowym  programie?   Oto  kilka

https://www.austinclassicalguitar.org/event/acg-originals-home-with-marek-pasieczny-bion-tsang-thomas-burritt-guitar-orchestra/?event=31758


informacji:

„Marusarz.  Tatrzański  orzeł”  to  film  o  słynnym  przedwojennym  skoczku
Stanisławie Marusarzu, który podczas wojny był kurierem AK, a „Bodo”, opowiada o
znanym przedwojennym aktorze Eugeniuszu Bodo, który zaginął podczas wojny. Jego
tragiczne losy wyszły na jaw dopiero w latach 90. Filmem biograficzno-historycznym
jest  też  „Nędzarz  i  Madame”  o  malarzach  Adamie  Chmielowskim,  Józefie
Chełmońskim oraz aktorce Helenie Modrzejewskiej, z Powstaniem Styczniowym w
tle.

Wśród biografii  znajdzie się też film dokumentalny „Maryla. Tak kochałam”  o
Maryli Rodowicz.

Oparta na faktach jest historia Władysława Mazurkiewicza, mordercy, który dzięki
układom z Urzędem Bezpieczeństwa w latach 50. mógł bezkarnie funkcjonować, w
filmie „Ach śpij kochanie”.

Grzegorz Przemyk – licealista zamordowany przez milicję w okresie stanu wojennego
znalazł swoje odbicie w filmie pokazującym mechanizmy władzy totalitarnej „Żeby
nie  było  śladów”.  Natomiast  opowieść  o  Grzegorzu  Płonce,  utalentowanego
muzycznie chłopcu, który ze względu na znaczną utratę słuchu musiał toczyć walkę z
biurokracją, aby móc się uczyć gry na fortepianie, została oddana we wzruszającym
filmie „Sonata”.

Jeśli ktoś pamięta czasy PRL i za nimi tęskni, bo to był czas młodości, wszystkie
detale, które przywrócą ten okres może znaleźć w znakomitej komedii „Zupa Nic”.
Dla kontrastu pokazana będzie inna komedia,  tym razem o współczesnej rodzinie,
której dotyczą zupełnie inne problemy, czyli „Czarna owca”.

Dramat społeczny „Lokatorka”, oparty na wydarzeniach związanych z tzw. aferą
reprywatyzacyjną  w  Warszawie,  w  wyniku  której  została  zamordowana  Jolanta
Brzeska  –  działaczka  społeczna  walcząca  o  prawa  mieszkańców  warszawskich
kamienic,  pokazuje  bezduszność  władz  współpracujących  z  mafiami  dla
wielomilionowych  zysków,  kosztem  zwykłych  ludzi.

„Na  chwilę,  na  zawsze”  to  świetny  dramat  psychologiczny  o  współczesnej



piosenkarce,  przytłoczonej  karierą,  która  nie  wytrzymuje  presji  środowiska.

Wśród dokumentów pokazane zostaną filmy, które zdobyły wiele nagród. Pierwszy z
nich to „Chopin. Nie boję się ciemności”. Jest to film o muzyce, która łagodzi
obyczaje, o trzech fortepianach i trzech pianistach grających w miejscach, w których
miały miejsce ludzkie tragedie – w Auschwitz, pod mostem na granicy pomiędzy
Koreą Północną i Południową oraz w Bejrucie, gdzie dotarli syryjscy uchodźcy. Drugi
film to „Jutro czeka nas długi dzień” o polskiej lekarce, Helenie Pyz, która przez
30 lat pomagała rodzinom trędowatych w Indiach. Film powstawał 7 lat i nagrany
jest w języku hindi (z napisami angielskimi). Reżyser filmu, Paweł Wysoczański
będzie gościem festiwalu.

Jednym z gości festiwalowych będzie także Krzysztof Lang – reżyser filmu „Ach śpij
kochanie”.  Przyjadą  też  dwie  młode  reżyserki   filmów  krótkometrażowych  –
Katarzyna  Deptuch  („Rzeźbiarz”)  i  Milena  Dutkowska  („Bohater”).

Festiwal poprowadzi krytyk filmowy – Zbigniew Banaś z Chicago.

Magazyn „Culture  Avenue”,  jak  co  roku jest  patronem medialnym festiwalu.  W
najbliższym  czasie  będą  się  więc  ukazywać  omówienia  poszczególnych  filmów,
recenzje i wywiady z gośćmi.



Austin Film Society Cinema, to tu odbędzie się 17 Austin Polish Festival, fot. Joanna
Sokołowska-Gwizdka
*

Szczegółowy program festiwalowy można znaleźć na stronie Austin Polish
Film Festival:

www.austinpolishfilm.com

Czekając na Chopina
Refleksje po filmie „Pianiści – grają Chopina” w kontekście XVIII Konkursu
Chopinowskiego

http://www.austinpolishfilm.com
https://www.cultureave.com/czekajac-na-chopina/


Kadr z filmu „Pianiści – grają Chopina”
Bożena U. Zaremba (Floryda)

Raz na pięć lat, mój świat zatrzymuje się w miejscu, żebym mogła oddać się muzyce
Fryderyka Chopina i przenieść w czarowną, niepowtarzalną, a nade wszystko piękną
krainę, w której intymny podmuch zefirka przeplata się z szaleńczym huraganem
emocji. Na XVIII Międzynarodowy Konkurs Pianistyczny im. Fryderyka Chopina w
Warszawie czekaliśmy dłużej niż zwykle, ale warto było, bo poziom gry zdawał się
przerosnąć oczekiwania nawet samego jury. Zainteresowanie występami kolejnych
pianistów z całego świata było ogromne, a poglądów o talencie wykonawców, o
samym  Konkursie  i  oczywiście  decyzjach  jury  było  więcej  niż  czasu  na  ich
przeczytanie  czy  wysłuchanie.  Komentarze,  zarówno  znawców  jaki  i  zwykłych
melomanów, były burzliwe i często rozbieżne:

Tempo walca zdecydowanie za szybkie! Marsz żałobny zagrał tak wolno, że można



było zasnąć! Skąd, przecież to wykonanie było ogromnie głębokie i dojrzałe. Gdzie
się podział styl brillante? A co z kantyleną? To jest skandal, że on nie dostał się do
finału! Pianiści nie powinni zasiadać w jury. Jak można było nie dać jej żadnej
nagrody?! Konkurs ma przede wszystkim wyłonić świetnego pianistę. Ależ nie,
konkurs  ma  przede  wszystkim  wyłonić  najbardziej  przekonywującego
interpretatora  muzyki  Chopina.  Tylko  przypatrz  się  czyimi  studentami  są
zwycięzcy…

Dylematy te towarzyszą konkursowi od zawsze, czego dowodem jest film Tomasza
Magierskiego „Pianiści – grają Chopina” z 2005 r. Przedstawia on historię czterech
amerykańskich pianistów, laureatów konkursu im. Fryderyka Chopina w Miami i ich
udziału  w  XV  Międzynarodowym  Konkursie  Chopinowskim.  (Pamiętajmy,  że  to
konkursy  wyjątkowe  –  jedyne,  na  jakich  gra  się  utwory  wyłącznie  jednego
kompozytora, co dla uczestników stanowi dodatkowe wyzwanie. Mamy możliwość
śledzić poszczególne etapy ich przesłuchań, ćwiczenie w salach Akademii Muzycznej
w Warszawie, wybór instrumentu, a także być świadkami ich stresów i rozczarowań
związanych z uczestnictwem w Konkursie.  Przy okazji,  młodzi pianiści  – Rachel
Kudo, Sean Kennard, Esther Park i Mei-Ting Sun – opowiadają o historii swojej
muzycznej pasji, jej wpływie nie tylko na ich życie, ale niejednokrotnie także na losy
ich rodzin, mówią o swoim rozumieniu i podejściu do muzyki Chopina, wreszcie o
oczekiwaniach  względem Konkursu  i  przyszłej  kariery.  O  ile  każdy  z  nich  jest
odmienną i jedyną w swoim rodzaju osobowością, nie można się oprzeć wrażeniu, że
pianiści startujący w tegorocznym konkursie mieli często podobne doświadczenia,
losy i przemyślenia.



Kadr z filmu „Pianiści – grają Chopina”



Uniwersalność świata pianistyki  jest  także widoczna we wplecionych w narrację
filmową  wypowiedziach  ośmiu  uznanych  amerykańskich  pianistów,  nauczycieli
fortepianu  i  muzykologów (w  tym profesorów czwórki  pianistów).  Słyszymy  ich
przenikliwe spostrzeżenia na temat fenomenu Chopina, technicznych wyzwań i czaru
jego utworów, emocjonalnego oddziaływania jego muzyki zarówno na specjalistów
jak  i  laików,  a  także  trudności  w  osiągnieciu  harmonii  między  warsztatem  a
muzykalnością.

Do  jakiego  stopnia  pianista  jest  jedynie  narzędziem  realizującym  zamiary
kompozytora, a do jakiego stopnia może naznaczyć dany utwór swoją osobowością?
Czy istnieje idealna interpretacja? Dlaczego pianiści chcą brać udział w konkursie?
Czym pianista musi się wykazać, żeby wygrać konkurs? Czy jakikolwiek konkurs



pianistyczny ma w ogóle sens? Jaką wartość może Konkurs Chopinowski stanowić
dla słuchaczy? Opinie tych autorytetów nie są bynajmniej ostateczne i nie koniecznie
trzeba się z nimi zgodzić, ale wiedza, wrażliwość i dogłębne spojrzenie na temat są
inspirujące. Mnie zachęciły do powrotu do niedawnych przesłuchań na konkursowym
kanale YouTube, na przykład do wzruszeń związanych z fenomenalnym wykonaniem
Aimi Kobayashi 24 Preludiów op. 28. Te przepiękne miniatury muzyczne zgrała nie
tracąc napięcia ani na moment, tak, że wydawały się być jednym, ciągłym utworem.
Snuła przy tym niteczkę fascynujących opowieści  i  zachwyciła paletą dynamiki i
emocji.  Chętnie  też  wyciągnę  z  płytowej  kolekcji  nagrania  wielkich  klasyków –
Rubinsteina  czy  Zimermana,  którego  interpretacja  Mazurków z  op.  24  podczas
zmagań konkursowych w 1975 r. była dla mnie przełomowym momentem – muzyka
poniekąd już mi  znana stała się  nagle zjawiskiem magicznym. Wtedy wyłączę z
pamięci komentarze. W końcu czy one zawsze są istotne, czy bywają tylko ciekawe?



Kadr z filmu „Pianiści – grają Chopina”



Kadr z filmu „Pianiści – grają Chopina”

Jedna scena z filmu mocno mnie ubawiła: nadopiekuńcza mama masuje ramiona i
chusteczką  uporczywie  wyciera  usta  jednemu  z  uczestników  Konkursu  przed
wejściem na  scenę.  Ubawiła,  ale  także  przypomniała,  że  startują  w nim ludzie
młodzi, często przed ukończeniem 20 roku życia, a ich kariera, mimo niejednokrotnie
wygranych już wcześniej innych konkursów, dopiero się zaczyna. Po obejrzeniu tego
filmu, nie można, więc oprzeć się pokusie zajrzenia do Internetu, żeby sprawdzić, jak
ta  kariera  potoczyła  się  w  przypadku  czterech  artystów,  którym  podczas  XV
Konkursu w 2005 r. świat na chwilę się zatrzymał. Niektórym z nich mogło się nawet
wydawać, że to koniec świata.



*

PIANISTS – DEFINING CHOPIN

90 min., dokument, 2006 r.

Reżyseria: Tomasz Magierski
Autor: Tomasz Magierski
Operator: Andrzej Adamczak
Redaktor: Tomoko Oguchi
Producent: Tomasz Magierski

Muzyka w wykonaniu: Mei-Ting Sun

Film dokumentalny o  Międzynarodowym Konkursie  Pianistycznym im.  Fryderyka
Chopina  w  Warszawie  w  2005  roku.  Reżyser  skupiając  się  na  czterech
amerykańskich młodych pianistach, pokazuje w filmie, jakke wyzwania stoją przed
uczystnikami  oraz  jak  konkurs  ekscytuje  i  rozczarowuje  ich  podczas
trzydziestodniowej imprezy.  Pokazane są kwestie pochodzenia etnicznego,  różnic
kulturowych i tożsamości oraz proces samopoznania poprzez dyscyplinę i edukację,
które są bardzo istotne podczas konkursu. To opowieść o zwycięstwie i porażce,
radości i  rozczarowaniu, wspaniałym życiowym przeżyciu i  przygodzie, z muzyką
Chopina  w centrum.  Film „Pianists  –  Defining  Chopin”  podkreśla  różnorodność
kulturową  i  jednoczącą  siłę  muzyki.  To  poruszająca,  przejmująca  i  fascynująca
opowieść  o  pragnieniu  młodych  muzyków,  by  zdobyć  uznanie  na  najwyższym
światowym  poziomie.  Reżyser  filmu,  Tomasz  Magierski,  komentuje:  Widownia
odbywa  z  nimi  podróż  i  doświadcza  indywidualnych  wzlotów  i  upadków  oraz
ogromnych obciążeń psychicznych i fizycznych, jakie muszą znosić. Dowiadujemy
się, co tak naprawdę oznacza bycie pianistą.

*

Film dostępny on-line od 21 do 31 listopada 2021 r. na platformie Austin
Polish Film Festival:



https://www.austinpolishfilm.com/shorts2021/#week3

https://www.austinpolishfilm.com/shorts2021

Filmy  krótkometrażowe  on-line
w  ramach  XVI  Festiwalu  Polskich
Filmów w Austin

Justyna Wasilewska jako Kamila w filmie „Wenus z Willendorfu”
Łódzka Szkoła Filmowa

Wenus z  Willendorfu

Reżyseria: Zuzanna Grajcewicz

Scenariusz: Ewa Radzewicz, Zuzanna Grajcewicz
DOP: Ewa Radzewicz

https://www.austinpolishfilm.com/shorts2021/#week3
https://www.austinpolishfilm.com/shorts2021
https://www.cultureave.com/filmy-krotkometrazowe-on-line-w-ramach-xvi-festiwalu-polskich-filmow-w-austin/
https://www.cultureave.com/filmy-krotkometrazowe-on-line-w-ramach-xvi-festiwalu-polskich-filmow-w-austin/
https://www.cultureave.com/filmy-krotkometrazowe-on-line-w-ramach-xvi-festiwalu-polskich-filmow-w-austin/


Redaktor: Katarzyna Drozdowicz, Aleksandra Rosset
Dźwięk: Rafał Nowak
Animacja: Karina Paciorkowska, Anna Nowacka

Obsada: Justyna Wasilewska, Katarzyna Straczek, Jan Hrynkiewicz

Kamila to młoda, ambitna dziewczyna, która żyje w świecie, w którym nadwaga
wyznacza ideał piękna i status społeczny. To świat, w którym im więcej ważysz, tym
więcej znaczysz.  Kiedy chudość Kamili zostaje zdemaskowana, dziewczyna zostaje
zwolniona z pracy i  porzucona przez chłopaka, rozstaje się ze swoim fałszywym
pogrubiającym strojem i postanawia stawić czoła rzeczywistości. Decyduje się pójść
do kliniki Fit&Fat, żeby poddać się kompleksowej terapii. Czy Kamili uda się przejść
kurs w klinice, przytyć i przystosować do otaczającego ją świata?

Film dostępny na platformie festiwalowej: 14-21 listopada.

Kadr z filmu „Wenus z Willendorfu”



Kadr z filmu „Wenus z Willendorfu”
*

Studio Munka

Na jedną noc

30 min., dramat, krótkometrażowy, 2020 r.

Scenariusz i reżyseria: Mally Yina
Obsada: Paweł Dobek, Sylwia Boron

Peter  ma  już  trzydzieści  lat,  ale  wciąż  unika  dorosłości.  Wypełnia  swoje  życie
imprezami  i  jednodniowymi  przygodami,  rywalizując  ze  swoim  najlepszym
przyjacielem Krzysztofem o to, kto zdobędzie najwięcej kobiet na jedną noc. Peter
ma wrażenie,  że  panuje  nad  czasem.  Ma wypróbowaną  i  sprawdzoną  strategię
dotyczącą dziewczyn: żadna z nich nie zostaje do rana. Aż do nocy, kiedy przychodzi
Wanda i wszystko wymyka mu się spod kontroli… Zarówno Wanda, jak i czas.



Kadr z filmu „Na jedną noc”
Film dostępny na platformie festiwalowej: 7-14 listopada.

*

Studio Munka

We have one heart

11 min., animacja, dokument, 2020 r.

Scenariusz i reżyseria: Katarzyna Warzecha

DOP: Grzegorz Hartfiel
Redaktor: Piotr Kremky
Muzyka: Adam Witkowski

Po śmierci matki Adam natrafia na listy wymieniane przed laty między matką Polką a
ojcem, Kurdem mieszkającym w Iraku. To dla niego okazja, by dowiedzieć się więcej
o  swoim  ojcu,  którego  nigdy  nie  znał.  Połączenie  animowanych  rysunków  z
materiałami archiwalnymi przenosi  nas prawie czterdzieści  lat  wstecz i  pozwala
poczuć emocje między kochankami, którzy mieszkali  z dala od siebie w różnych
częściach świata. Stajemy się również wtajemniczeni w niezwykły rodzinny sekret.



Narratorem jest syn Adama. Film jest oparty na prawdziwej historii.

Kadr z filmu „We have one heart”
Nagrody:
2020  DocsMX Międzynarodowy  Festiwal  Filmów Dokumentalnych  w Meksyku  –
najlepszy krótkometrażowy film dokumentalny we Fragmentos Internacionale
2020  Środkowo-Wschodni  Festiwal  Filmowy  CinEast,  Luksemburg  –  Nagroda
Publiczności
2020 Chicago International Film Festival – Złoty Hugo (najlepszy krótkometrażowy
film dokumentalny)
2021  Flickerfest  30.  Międzynarodowy  Festiwal  Filmów  Krótkometrażowych,
Australia  –  Specjalne  Wyróżnienie  dla  Filmu  Dokumentalnego

Film dostępny na platformie festiwalowej: 14-21 listopada.

*

Studio Munka

O człowieku, który kupił mleko

27 min., dramat, krótkometrażowy, 2021 r.



Scenariusz i reżyseria: Jagoda Madej
DOP: Michał Sosna
Redaktor: Monika Sirojc
Muzyka: Aleksander Brzeziński

Obsada: Miron Jagniewski, Ewa Skibińska, Stanisław Banasiuk, Julian Swieżewski

Maciek  chciał  być  dziennikarzem,  podróżować  po  świecie  jak  Kapuściński.  Ale
dorosłe  życie  nie  zawsze  układa  się  tak,  jak  sobie  wyobrażaliśmy,  więc  aby
przynajmniej uzyskać niezależność finansową, przyjął pracę w miejscowym urzędzie
gminy. W końcu Niezależny Specjalista ds. Promocji jest prawie jak dziennikarz.
Potem zaczęły się dziać dziwne rzeczy. Z pomocą wieloletniego przyjaciela Maciek
próbuje  dowiedzieć  się,  co  się  dzieje  i  jak  być  na  bieżąco.  Czyżby  cierpiał  na
chorobę, która zaciera granice pomiędzy wyobraźnią, a rzeczywistością?

Film dostępny na platformie festiwalowej: 14-21 listopada.

Kadr z filmu „O człowieku, który kupił mleko”
*

Warszawska Szkoła Filmowa



Po pierwsze…. nie szkodzić

27 min., dramat, krótkometrażowy, 2021 r.

Reżyseria: Adam Hartwiński
Scenariusz: Adam Hartwiński, Aldona Hartwińska
DOP: Michał Konopka
Redaktor: Maciej Gawda
Muzyka: Andrzej Bonarek

Marysia  ma swój  kanał  w sieci  i  swoich funów.  Informuje  ich,  że  ma dla  nich
niespodziankę. Nagrywa program u lekarza, który robi jej USG. Jest radosna, bo
spodziewa się dziecka. Jednak jej radość nie trwa długo. Podczas wizyty u ginekologa
okazuje się, że dziecko ma śmiertelną wadę, nie wytworzyła się twarzoczaszka i
wkrótce po porodzie umrze. Lekarz doradza aborcję, żeby zmniejszyć cierpienie i
matki i dziecka. Podczas Wigilii, Marysia nie chce udawać, drażni ją obecność matki,
która przyjechała z Londynu i cały czas mówi o promocjach i siostry, która ma chorą
córkę. Nagle siostra prosi, żeby Marysia urodziła dziecko, które, jako spokrewnione
może być dawcą nerki,  dla jej  dziecka.  Marysia i  jej  mąż Krzysztof  stoją przed
dramatycznym wyborem. Jaką decyzję podejmą?

Film dostępny na platformie festiwalowej: 21-31 listopada.

Kadr z filmu „Po pierwsze… nie szkodzić”
*



Warszawska Szkoła Filmowa

Ostatnia szansa

25 min., dokument, krótkometrażowy, 2021 r.

Scenariusz i reżyseria: Wiktoria Niewiadomska
DOP: Monika Rakowska
Redaktor: Malwina Wodzicka

Sara jest młodą kobietą, która od ośmiu lat cierpi na anoreksję. Obecnie waży 36 kg,
co jest jej najwyższą wagą od bardzo dawna. Jej rodzice rozwiedli się, gdy miała trzy
lata.  Jak  sama  mówi  –  nie  pamięta  własnego  dzieciństwa.  Zawsze  zazdrościła
młodeszemu bratu,  który  miał  innego ojca,  troski  o  niego.  Jej  choroba dała  jej
„prawo” do bycia słabą. Mówi, że lubiła to, ponieważ ktoś musiał się nią opiekować.
Życie Sary zawsze kręciło się wokół jedzenia. Czas mierzony od jednego posiłku do
następnego. Obsesyjne liczenie kalorii i ważenie wszystkiego, co zjadła, zawsze było
główną częścią jej życia. Ostatecznie Sara, chcąc założyć rodzinę, zdecydowała się
rozpocząć leczenie w placówce zamkniętej  i  rozpoczęła walkę o siebie i  własne
zdrowie.

Film dostępny na platformie festiwalowej: 21-31 listopada.



Kadr z filmu „Ostatnia szansa”

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

Filmy fabularne on-line  w ramach
XVI  Festiwalu  Polskich  Filmów
w Austin

https://www.austinpolishfilm.com/
https://www.cultureave.com/filmy-fabularne-on-line-w-ramach-xvi-festiwalu-polskich-filmow-w-austin/
https://www.cultureave.com/filmy-fabularne-on-line-w-ramach-xvi-festiwalu-polskich-filmow-w-austin/
https://www.cultureave.com/filmy-fabularne-on-line-w-ramach-xvi-festiwalu-polskich-filmow-w-austin/


Weronika Książkiewicz, Teodor Koziar i Maciej Stuhr w filmie „Powrót do tamtych
dni”, fot. Kacper Chmielowski

„Powrót do tamtych dni” (Return to Legoland)

Film dostępny na platformie festiwalowej 26 – 30 listopada

104 min., dramat, 2021 r.

Reżyseria: Konrad Aksinowicz
Scenariusz: Konrad Aksinowicz
Zdjęcia: Jakub Jakielaszek
Muzyka: Marcin Mirowski

Obsada: Weronika Książkiewicz, Maciej Stuhr, Teodor Koziar

Początek lat dziewięćdziesiątych. Czternastoletni Tomek Malinowski (Teodor Koziar)
mieszka wraz z matką (Weronika Książkiewicz) na jednym z wrocławskich osiedli.
Chłopiec,  podobnie  jak  wielu  rówieśników,  wychowuje  się  bez  ojca,  który



wyemigrował do USA. Jednak pewnego dnia Alek (Maciej  Stuhr) nieoczekiwanie
staje w drzwiach rodzinnego mieszkania. Wraz z nim w życiu Tomka pojawiają się:
kolorowy telewizor,  klocki  Lego,  buty  Nike i  wymarzony magnetowid.  Szczęście
Malinowskich  nie  trwa  jednak  długo.  Wszystko  przez  zmaganie  się  Alka  z
uzależnieniem od alkoholu, czego nie potrafi kontrolować. Tomek, zwany przez ojca
Żuczkiem kocha obydwoje rodziców, ale musi bardzo szybko dorosnąć i zmierzyć się
z rzeczywistością, której żadne dziecko nie powinno znosić. Film świetnie oddaje
klimat przełomu lat 80. i 90., mieszkań w blokach, osiedlowych podwórek i marzeń o
lepszym życiu.

Reżyser Konrad Aksinowicz (Żuczek) dedykował film swojemu ojcu, Aleksandrowi
Aksinowiczowi.



*

„Ciotka Hitlera” – film dostępny na platformie 11-14 listopada

Dotknięcie blizny. „Ciotka Hitlera” Michała Rogalskiego.

„1800 gramów” – film dostępny na platformie 18-21 listopada

Miłość zastępcza. Film „1800 gramów” Marcina Głowackiego.

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

„Cudak” Anny Kazejak

https://www.cultureave.com/dotkniecie-blizny-ciotka-hitlera-michala-rogalskiego/
https://www.cultureave.com/milosc-zastepcza-film-1800-gramow-marcina-glowackiego/
https://www.austinpolishfilm.com/
https://www.cultureave.com/cudak-anny-kazejak/


Fot., materiały prasowe

Film zostanie pokazany podczas Austin Jewish Film Festival, w niedzielę, 14
listopada o godzinie 2:15 pm.

Więcej informacji na stronie festiwalu:

https://austinjff.org/events/the-musicians-2/
*

1h 22 min., dramat, II wojna światowa, 2021 r.

Reżyseria: Anna Kazejak
Scenariusz: Marek Kreutz
Zdjęcia: Jakub Stolecki
Muzyka: Joanna Duda

Obsada:  Kazimierz  Mazur,  Andrzej  Kłak,  Diana  Zamojska,  Natalia  Skrzypek,
Agnieszka  Sienkiewicz-Gauer



*

Historia oparta na faktach
Roman  Cudakowski,  dla  przyjaciół  –  Cudak  –  przed  wojną  gra  w  zespole
występującym na weselach i imprezach miejskich. Jednak w czasie okupacji muzyk
nie radzi sobie. Może dorobić grając dla Niemców, ale zespół muzyczny musi mieć
skrzypka. Cudak postanawia wyprowadzić z getta utalentowanego muzyka Szymona
Akermana, mimo, że przed wojną, był jego największym konkurentem i Cudak miał
do niego żal o odebranie mu zleceń, na które liczył. Jednak w nowej rzeczywistości
obydwaj potrzebuja siebie nawzajem. Im lepiej się poznają, tym bardziej zacierają się
dzielące ich różnice. Roman postanawia też pomóc skrzypkowi, ratując jego rodzinę
z getta, ukrywając ich w swoim domu, ryzykując życiem.

Film  jest  dedykowany  wszystkim,  którzy  pomagali  Żydom  podczas  okupacji,
narażając  życie  swoje  i  swoich  bliskich.

*

Anna Kazejak

Od reżysera

W konfrontacji z tematem takim jak Holokaust, reżyser musi podjąć kilka kluczowych
decyzji, po pierwsze pokazać temat z nowej perspektywy, tak jak jest on obecny w
kulturze  od lat,  a  po  drugie,  by  nie  popaść  w odrętwienie  spowodowane skalą
ludzkiego cierpienia i faktem, że historia oparta jest na rzeczywistych wydarzeniach.
Wszystkie koncepcje produkcyjne, castingowe i artystyczne opierają się na zestawie
najważniejszych elementów, tworząc w efekcie esencję filmu.

RELACJE  –  najważniejszym elementem opowieści  jest  wyjątkowa relacja między
dwoma  mężczyznami  –  utalentowanym  muzykiem  Akermanem  i  prostolinijnym
Polakiem  Cudakiem.  Ich  związek  przechodzi  wiele  faz  –  od  wrogości,  przez
współpracę,  po  wzajemną  troskę  o  siebie.  Łączy  ich  wiele  –  pochodzenie,
wykształcenie, wrażliwość, ale to, co naprawdę ich łączy, to miłość do muzyki i do
rodziny. Główni bohaterowie nie są idealni. Są prostolinijni, szlachetni, choć czasami
nie potrafią dostrzec złożoności świata, w którym żyją. To ukochana w kinie „dziwna



para” – ludzie, których połączył los, ale którzy nie mogliby być bardziej różni.

MUZYKA  –  Poprzez  urządzenie  do  kadrowania,  stworzone  przez  sekwencję
otwierającą film i jego epilog, chcę opowiedzieć więcej niż historię dwóch muzyków.
To opowieść o dwóch kulturach, które przez wieki istniały obok siebie i tworzyły
wspólną tożsamość. Metaforyczna jest ostatnia scena, w której Akerman gra utwór
skomponowany  przez  Cudaka,  z  elementami  muzyki  klezmerskiej.  Jest  to  więc
opowieść o tym, że wyjątkowość i odrębność każdej mniejszości może współistnieć w
jednym społeczeństwie.

OBRAZ  –  Kamera  znajduje  się  blisko  głównych  bohaterów,  podąża  za  nimi,
pokazując wydarzenia ich oczami. Pomaga to widzom identyfikować się z nimi i
wciąga ich, aby mogli lepiej zrozumieć warunki, w których żyli bohaterowie.

Fot. materiały prasowe



Agnieszka Sienkiewicz-Gauer, jako Regina w filmie „Cudak”, fot. materiały prasowe


