
Najważniejsza  jest  muzyka.  Kamil
Abt.
Gitarzysta,  kompozytor,  doktor  stosunków międzynarodowych,  mistrz  wschodniej
sztuki  walki  bujinkan,  podróżnik,  urodzony  w  Polsce,  wychowany  w  Australii,
mieszka we Wrocławiu.
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Kamil Abt, fot. arch. artysty
Joanna Sokołowska-Gwizdka (Austin, Teksas):

Wyjechał Pan z Polski wraz z rodzicami jako dziecko w 1981 r. Czy decyzja
rodziców o wyjeździe z kraju była podyktowana sytuacją polityczną?

Kamil Abt (Wrocław):
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W  pewnym  sensie  tak.  Wyjazd  był  podyktowany  bezpieczeństwem  rodziny,  w
kontekście  zagrożenia  nuklearnego  trwającego  podczas  drugiej  zimnej  wojny.
Rodzice chcieli jak najdalej oddalić się od Europy, dlatego wyjechali aż do Adelajdy.

Czy pamięta Pan tamten czas?

Oczywiście. Moja rodzina wyjechała najpierw do Austrii. Mieszkaliśmy przez jakiś
czas  w  obozie  dla  uchodźców  w  Traiskirchen,  później  w  pensjonacie  w
Unterwaldersdorfie.  Pamiętam  ucieczkę  z  przedszkola  z  koleżanką,  zapalenie
wyrostka, przejazd karetką, szpital, wizytę rodziców po operacji, samochodzik który
od rodziców wtedy dostałem w prezencie.  Pamiętam też pierwszy lot samolotem, do
Melbourne, a potem Adelajdę i następny obóz dla uchodźców.

W Australii skończył Pan Akademię Muzyczną grał w zespołach muzycznych,
współpracował  z  wybitnymi  muzykami.  Jak  to  się  stało,  że  wybrał  Pan
muzykę, która jest z Panem przez całe życie?

Od zawsze byłem zafascynowany muzyką. Pamiętam, jak babcia zaprowadziła mnie
do sklepu z  zabawkami,  w którym miałem sobie  coś  wybrać.  Na ścianie  wisiał
kosmiczny pistolet i mała dziecięca gitara; wybrałem gitarę. Później rodzice zabierali
mnie  na koncerty,  słuchaliśmy w domu dobrej  muzyki  –  to  były  początki  mojej
edukacji  muzycznej.  Potem zaproponowali mi lekcje gry na gitarze, na które się
oczywiście zdecydowałem. Rodzice mieli wielu znajomych muzyków, którzy u nas w
domu bywali, wraz z artystami z innych dziedzin. Mama skończyła szkołę muzyczną,
dziadek śpiewał, tata grał na gitarze… to wszystko wpłynęło na mój wybór.



Kamil Abt, fot. arch. artysty
Gra Pan głównie jazz. Co Pana w nim fascynuje?

Po pierwsze wolność – bo jazz to podejście do grania muzyki na podstawie dużej
ilości harmonicznej, melodycznej, rytmicznej i strukturalnej swobody. A po drugie –
improwizacja. To fundament wolności w jazzie i bez niej, jazz nie istnieje.

Pana Mama jest poetką i naukowcem – litaraturoznawcą. Czy współpracuje
Pan z Mamą, tworzy muzykę do jej tekstów?

Tak.  Aktualnie trwa praca nad płytą utworów skomponowanych przez przyjaciół
Mamy do jej wierszy. Przearanżowałem i urozmaiciłem je na jazzowo.

Proszę opowiedzieć o tej płycie?



Inspiracją dla muzyków przy tworzeniu płyty „Wariatka” były te wiersze Mamy, które
mówią o uczuciach i ciągłej potrzebie kochania. Życie, zwłaszcza życie na emigracji,
zakorzenione jest nie tyle w miejscu, czy kulturze, ile w potrzebie spełnienia się i
miłości.  Miłość –  podobnie jak muzyka i  wiersz –  nie zna granic,  stereotypów i
podziałów.

Prezentowane  na  płycie  piosenki,  zarówno  tekstowo  jak  i  muzycznie,  cechuje
impulsywność. Słowa pędzą i stają, potem łączą się i krzyczą, muzyka czasami je
zamyka lub porzuca, a czasem daje upust nastrojowości  i  melodyjności.  Dlatego
prezentowane piosenki są podobne do miłości.

Wszystkie  piosenki  –  pierwotnie  były  wykonywane  na  żywo  na  imprezach
artystycznych  i  recitalach  poetycko-muzycznych,  a  dzięki  jazzującej  aranżacji  i
muzycznej  wyobraźni  wykonawców,  otrzymały  nową,  nieskrępowaną  kanonami
interpretację  instrumentalno-wokalną.

Kamil Abt, fot. arch. artysty
Płyta zatem bardzo ciekawie się zapowiada. A pana Tata, który odszedł cztery



lata temu, czego Pana nauczył, czym zainspirował?

Był  szanowany,  ciepły,  odważny,  charyzmatyczny,  zabawny,  kochany  przez
wszystkich.  Tym  wszystkim  mnie  zainspirował  i  nadal  inspiruje.

Jest Pan obieżyświatem, spędził Pan cztery lata w Japonii, grał w różnych
klubach  muzycznych  w  kilku  krajach  Europy,  Australii  i  Azji.  Czego
dowiedział  się  Pan  o  sobie,  podczas  tych  licznych  podróży?

Że umiem się odnaleźć wszędzie, nie tracąc siebie.

Widząc Pana muzyczne pasje nasuwa się pytanie, jak to się stało, że obronił
Pan doktorat  ze   stosunków międzynarodowych ?  Czy  chciał  Pan zostać
dyplomatą?

Świat  dyplomacji  wydaje  się  fascynujący,  przez  swoją  tajemniczość,  ale  wolę
przebywać  wśród  sztuki,  aniżeli  machiawelizmu.  Przygoda  ze  stosunkami
międzynarodowymi zaczęła się podczas mojej rekonwalescencji po ciężkim wypadku
motocyklowym w Japonii. Po skończeniu studiów magisterskich, zaproponowano mi
studia doktoranckie, wraz ze stypendium. Uczenie się jest wspaniałe, daje możliwość
rozwoju, więc dlaczego miałbym odmówić? Jednak ten epizod skończył się konkluzją,
że najważniejsza dla mnie jest sztuka muzyczna. To ona mi sprawia najwięcej radości
i ma największe znaczenie.

W 2014 r. zamieszkał Pan na stałe w Polsce. Skąd ta decyzja? Chciał Pan
odszukać swoją przeszłość, korzenie, ścieżki, którymi podążali bliscy? 

Dokładnie tak. Poza tym, chciałem dołączyć do europejskiej sceny jazzowej. Na myśli
też miałem bliższy kontakt z rodziną oraz z językiem polskim.

Jak się Pan odnalazł we współczesnej Polsce?

Różnie to bywa. Z jednej strony bardzo podoba mi się polska miłość do wolności,
szlachetność i niebezpośredniość. Z drugiej strony, obserwuję, że w Polsce ludzie
często  kierują  się  stereotypami;  nie  przyglądają  się  dokładnie,  nie  widzą  istoty
rzeczy. Skupiają się raczej na ogólnej formie, a co do szczegółów, kierują się historią
i utartymi szlakami. Boją się zadawać pytania. Przez to, mam czasami wrażenie, że



jestem na siłę wpychany w kategorie myślowe, do których nie pasuję.

Kamil Abt, fot. arch. artysty
*

Strona Kamila Abta:

Start

*

Zobacz też:

Aborygeni i ich świat
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Szelest strun
Rozmowa  z  Markiem  Pasiecznym  –  kompozytorem,  wirtuozem,  wykładowcą
akademickim,  mistrzem  gitary  klasycznej.

Marek Pasieczny, fot. Grzegorz Pulit
Joanna Sokołowska-Gwizdka (Austin, Teksas):

18  lutego  w  AISD Performing  Arts  Center  w  Austin  byliśmy  świadkami
prawykonania dwóch Pana kompozycji – „Susurrus VI”  i „The Elements”.
Obydwa utwory zostały napisane w 2023 roku dla Austin Classical Guitar. To
był niebywały koncert na gitarę, wiolonczelę, perkusję i orkiestrę gitarową.
Tytuł „Susurrus” po łacinie oznacza szept. Poszczególne części – zaklęcie i

https://www.cultureave.com/szelest-strun/


psalm, czy prosta piosenka – mają w sobie coś z magii, która budzi nasze
pierwotne „ja”. W „The Elemens” dotyka Pan żywiołów – ziemia, wiatr, woda,
próżnia, ogień. Co było Pana intencją w tych dwóch kompozycjach?

Marek Pasieczny (Wielka Brytania):

Bardzo dziękuję za miłe słowa. To był dla mnie niezapomniany wieczór pod wieloma
względami.  Przede  wszystkim  jest  niezwykłą  rzadkością  spotkać  duet:  gitara
klasyczna – instrumenty perkusyjne, tak jak to miało miejsce w utworze „Susurrus
VI”, a także w „The Elements” – utwórze w formie potrójnego koncertu na gitarę,
wiolonczelę,  perkusistę  (ponad  dwadzieścia  instrumentów!)  z  towarzyszeniem
osiemdziesięciu  gitar.

Tytuł „Susurrus” (łac. susurrare) oznacza szept, pomruk lub szelest. Pierwsze szkice
powstawały bez konkretnej instrumentacji, jako czysty materiał kompozytorski do
późniejszej adaptacji  na różne wersje instrumentów. To jest szósta rozbudowana
odsłona tego utworu. Poprzednio zrobiłem wersje choćby na organy solo, na cztery
altówki, gitarę i harfę czy gitarę i lutnię barokową.

Moją intencją w „Sususrrus VI” było połączenie w jak najbardziej naturalny sposób
dwóch  zupełnie  sobie  odległych  światów  brzmieniowych:  gitary  klasycznej  ze
światem instrumentów perkusyjnych, takich jak wibrafon, marimba, tajski gong czy
tam-tam.

„The Elements” to duża ponad 50 minutowa kompozycja oparta na japońskiej filozofii
Go-Dai. Go-Dai czyli grupy pięciu żywiołów, potocznie tłumaczonych jako Ziemia,
Woda, Ogień, Wiatr i Duch. Kilka lat temu napisałem koncert na gitarę i orkiestrę
również  oparty  o  tę  filozofię.  Moją  intencją  było  muzyczne przedstawienie  tych
pięciu  żywiołów w jak  najbardziej  plastyczny,  wizualny  sposób  właśnie  poprzez
brzmienie. To swego rodzaju ścieżka dźwiękowa do nieistniejącego filmu.

Na samym początku procesu pisania „The Elements”,  stworzyłem pięć głównych
tematów/części  opartych  właśnie  na  tych  pięciu  żywiołach.  Części  te  mogą być
wykonywane zupełnie niezależnie od siebie. Dopiero później dopisałem partie dla
trzech solistów oraz zintegrowałem wszystkie pięć żywiołów tworząc monolityczną
kompozycję.  Tym  sposobem  „The  Elements”  może  być  wykonywane  w  wielu



odsłonach, razem lub oddzielnie.

Fenomenalny koncert w Aisd Performing Arts Center w Austin, 18-tego lutego 2023
r., fot. Jack Kloecker
Do współpracy zostali zaproszeni tacy artyści jak perkusista Thomas Burritt i
nominowany do nagrody Grammy wiolonczelista Bion Tsang. Czy pomiędzy
kompozytorem i jednocześnie wykonawcą (wykonywał Pan partie gitarowe), a
artystami,  grającymi  na  innych  instrumentach  musi  istnieć  specjalne
porozumienie,  aby  ostateczny  efekt  był  taki,  jak  sobie  Pan  wyobraził?

Bion i Thomas, to nie tylko wybitni muzycy, ale także wspaniali ludzie. Współpraca z
nimi to było jedno z najłatwiejszych i najprzyjemniejszych muzycznych spotkań jakie
miałem. Warto również wspomnieć o Joe Williamsie oraz Matthew Hinsley, dzięki
którym zostałem mianowanym „artystą w rezydencji” Austin Classical Guitar (ACG).
To dzięki nim wszystkie moje projekty i przedsięwzięcia związane z ACG i Austin
mogły się odbyć.

Wracając do Bion’s i Thomasa. Na wiolonczelę miałem okazję pisać wielokrotnie w
przeszłości. Bardzo dobrze znam ten instrument. Natomiast pisanie na perkusję dla
solisty (poza partiami czysto orkiestrowymi w przeszłości) było dla mnie niebywałym
wyzwaniem, nowym bezcennym doświadczeniem i po prostu świetną zabawą. Pisanie



na dwadzieścia jeden instrumentów dla jednego perkusisty w trakcie jednego utworu
(„The Elements”) to naprawdę duże wyzwanie. Nie tylko muzyczne, kompozytorskie,
ale  także czysto fizyczne –  planowanie w czasie  i  przestrzeni  instrumentów,  na
których  gra  i  do  których  musi  dotrzeć  perkusista,  to  dość  skomplikowane
przedsięwzięcie.  Miałem jednak szczęście  pracować z  wybitnym instrumentalistą
jakim jest Thomas Burritt.

Poza „The Elements”,  udało  mi  się  opracować dla  Thomasa nową wersję  mojej
kompozycji  „Ex  Nihilo”  („Nihil  Fit”)  na  marimbę  i  gitarę  oraz  przywołany  już
„Susurrus VI” (na gitarę i instrumenty perkusyjne). Oba utwory nagraliśmy w studio
nagraniowym na University of Austin. Jesteśmy w trakcie edycji materiału.

W koncercie wzięła również udział potężna orkiestra gitarzystów (80 gitar)
prowadzona  przez  dyrektora  artystycznego  Austin  Classical  Guitar  –  Joe
Williamsa. W zespole, oprócz nauczycieli gry na tym instrumencie byli też
studenci gitary z Bedichek Middle School i Akins High School, ACG Youth
Orchestra and Chamber Ensemble oraz młodzi artyści z UT Austin, UT San
Antonio  i  UT  Rio  Grande  Valley.  Gitary  używane  były  w  różny  sposób,
imitowały wiatr, szelest liści itd. Co można osiągnąć komponując na tak duży
zespół gitarowy?

Odpowiadając krótko: po prostu niepowtarzalne i unikalne brzmienie. Nie tylko ilości
samych  gitar,  ale  także  abstrakcyjnych  efektów brzmieniowych  (jak  przywołany
przez Panią deszcz, wiatr etc) jakie tak duża ilość młodych adeptów sztuki gry na
gitarze może razem jednocześnie stworzyć.

Warto  jednak  wspomnieć,  że  na  samym  początku  projektu,  wiedząc  iż  będę
dysponował tak dużą ilością gitar – poprosiłem o dwóch solistów: wiolonczelistę
(wiolonczela jako instrument melodyczny, integrujący) oraz perkusistę (instrumenty
perkusyjne jako szeroki wachlarz brzmieniowy i kolorystyczny). To spotęgowało i
uwypukliło moje muzyczne intencje i  pomysły w „The Elements”.  Było dla mnie
niezwykle ważne i fundamentalne dla finalnego rezultatu kompozycji mieć zupełnie
inne instrumenty w absolutnej opozycji do brzmienia gitar klasycznych.

W  ubiegłym  roku  był  Pan  rezydentem  Austin  Classical  Guitar.  Czym
dokładnie  Pan  się  zajmował?



Zagrałem  trzy  pełne  solowe  recitale  oraz  duety  z  Bion  Tsang  (wiolonczela),
prowadziłem lekcje mistrzowskie na University of Austin w klasie gitary prof. Adama
Holzmana oraz odbyłem szereg prób z Joe Williamsem i grupami uczniów ze szkół,
które  Pani  wcześniej  wymieniła.  Wtedy  również  odbyłem  próby  z  perkusistą
Thomasem Burritem do sesji nagraniowej, jaką zrealizowaliśmy w tym roku. No i
właśnie  w  Austin  ukończyłem  wersję  „Susurrus  VI”  na  gitarę  i  instrumenty
perkusyjne. To był bardzo pracowity i intensywny czas.

Marek Pasieczny z perkusistą Thomasem Burrittem przed koncertem w Austi, fot.
arch. kompozytora
Pana biografia wręcz oszałamia. Kilka stopni naukowych, 150 kompozycji w
różnych  stylach,  koncerty  w  największych  salach  koncertowych  świata,
wykłady na najlepszych uczelniach. Do tego powstające prace naukowe na
temat Pana kompozycji. Jest Pan młodym człowiekiem, jak udało się Panu to



wszystko osiągnąć?

Doprawdy nie wiem. Zawsze robiłem to co kocham: komponowałem i grałem na
gitarze.  To  chyba  najważniejsze,  kiedy  codzienna  praca  jest  pasją  i  czystą
przyjemnością.  Reszta  (stopnie  naukowe,  wykłady na uczelniach etc.)  po  prostu
pojawiały i pojawiają się przypadkiem.

Dzięki  muzyce  zwiedziłem kawał  świata.  Bez  muzyki  nie  byłbym w stanie  tyle
podróżować, tyle przeżyć i tyle zobaczyć. Co potem w naturalny sposób zamienia się
w nowe kompozycje, nowe muzyczne spotkania, nowe artystyczne projekty i kolejne
nowe podróże.

Pisał  pan  doktorat  na  temat  dualizmu  pomiędzy  kompozycją  i
wykonaniem.  Proszę  powiedzieć,  jak  Pan  łączy  te  dwa  światy?

Zanim odpowiem na pytanie, chciałbym zwrócić uwagę na ważny aspekt. Rzadkością
jest aby tzw. „kompozytor akademicki” wciąż był aktywnym instrumentalistą. Zwykle
kompozytorzy piszą dany utwór,  a dalej  oddają go w ręce instrumentalistom. Ja
zawsze bardzo chciałem te dwa muzyczne światy łączyć. Myślę także, że bardzo
często kompozytorzy współcześni po kilku latach rozłąki ze sceną i  kontaktem z
publicznością,  lekko  zapominają  jak  to  jest  być  na  scenie  i  jak  czasem trudno
obronić/sprzedać swoją nową muzykę.

Wracając do Pani pytania: jest to dość dziwne uczucie. Kiedy komponuję, nie mogę
się doczekać, aby dany utwór zagrać na scenie, zaprezentować publiczności. Kiedy
jednak kończę proces komponowania, zamieniam role z kompozytora w wykonawcę i
zaczynam po prostu ćwiczyć utwór – mam poczucie tracenia drogocennego czasu:
zamiast  dziesiątek  godzin  przeznaczonych  na  opanowanie  techniczne,  mógłbym
przecież napisać coś nowego!

W  2013  roku  na  Uniwersytecie  w  Memphis  powstała  praca  doktorska
napisana przez Michała Ciesielskiego p.t.: „Concerto Polacco na gitarę solo i
orkiestrę Marka Pasiecznego”. Czy dużo ma Pan w swoim dorobku utworów z
polskimi elementami?

Kiedy  studiowałem  gitarę  w  Polsce  we  Wrocławiu  i  zaczynałem  pisać  własne



kompozycje,  nigdy  nie  inspirowałem  się  polską  muzyką  ludową.  Dopiero  po
wyjeździe z kraju zacząłem doceniać moje własne muzyczne korzenie, moją polską
muzyczną tożsamość. Jest to chyba bardzo naturalny proces dla każdego twórcy –
doceniamy coś dopiero wtedy, kiedy to tracimy.

Polski folk bardzo często pojawiła się w moich utworach solowych, kameralnych i
orkiestrowych od wielu lat. Ale nie tylko. Również stworzyłem utwory nawiązujące
do  polskich  kompozytorów takich  jak  Fryderyk  Chopin,  Witold  Lutosławski  czy
Wojciech Kilar. Poza tym skomponowałem cykl pieśni na fortepian i mezzo-sopran
opartych na wierszach polskiej poetki Wisławy Szymborskiej.

Między  innymi  dlatego w Austin  jako  duet  koncertowy z  Bion Tsang wybrałem
właśnie „Polish Sketches” – pięcioczęściową suitę na wiolonczelę i gitarę opartą na
mało znanych polskich melodiach ludowych z Lubelszczyzny i Roztocza.

Jakie były Pana kompozytorskie początki?

Moim najwcześniejszym świadomym początkiem kompozytorskim jaki  pamiętam,
było „napisanie” cyklu małych utworów na poszczególne struny na gitarze. A było to
tak: w poniedziałek „napisałem” na jedną strunę, we wtorek na dwie, w środę na trzy
etc., i tak kończyłem tydzień utworem na sześć strun. Miałem wtedy 6-7 lat.

Stworzyłem swój własny system grania na gitarze i zapisywania nut. Nie wiedziałem
jak się profesjonalnie gra, ani tym bardziej jak się czyta zapis nutowy. Wszystko
robiłem  podświadomie  i  „po  swojemu”.  Innymi  słowy:  zanim  nauczyłem  się
profesjonalnie  grać,  czy  też  czytać  nuty  już  w  jakiś  sposób  komponowałem.



Marek Pasieczny z wiolonczelistą Bion Tsangiem przed koncertem w Austin, fot.
arch. kompozytora
Co Pana urzekło w gitarze, że wybrał ją Pan jako instrument wiodący?

Przypadek.  A potem było już za późno.  Moim drugim instrumentem był  zawsze
fortepian i dlatego komponuję głównie na fortepianie. Również robię wszystko co w
mojej kompozytorskiej mocy, aby gitara klasyczna brzmiała inaczej niż do tej pory.
Świeżo, innowacyjnie.



Porównując repertuar czysto gitarowy do choćby fortepianowego czy skrzypcowego
– my kompozytorzy, mamy wciąż wiele do zrobienia dla gitary klasycznej. I w tym
również pokładam mój zapał do pisania na gitarę. Nie ukrywam jednak, że pisanie na
inne instrumenty sprawia mi ogromną radość.

Czy komponując czeka Pan na natchnienie, czy też jest Pan z tych, którzy
komponują systematycznie, bez względu na nastrój?

Nigdy nie czekam na natchnienie.  Oczywiście jest  coś takiego jak ten pierwszy
impuls, pierwszy pomysł lub przynajmniej jego mały fragment, zarys. Coś, co pojawia
się niejako poza naszą kontrolą, poza nasza świadomością. Wtedy trzeba to szybko
zapisać, utrwalić, a dalej już zupełnie świadomie rozwinąć. Inaczej to umyka. Ale taki
impuls czasem przychodzi z dużym opóźnieniem.

Ryszard  Kapuściński  powiedział  kiedyś,  że  podróż  przecież  nie  zaczyna  się  w
momencie,  kiedy  ruszamy w drogę,  i  nie  kończy,  kiedy  dotarliśmy do mety.  W
rzeczywistości zaczyna się dużo wcześniej i praktycznie nie kończy się nigdy, bo
taśma pamięci kręci się w nas dalej, mimo że fizycznie dawno już nie ruszamy się z
miejsca. I właśnie bardzo często piszę kompozycję inspirowaną kulturą danego kraju
(jak Japonia, Chiny, Australia czy RPA) tygodnie lub wręcz miesiące po wyjeździe z
danego kraju, a nie w trakcie mojego pobytu.

Jaką role odgrywa słuchacz w Pana kompozycjach?

Fundamentalną.  Choć zgadzam się  z  Witoldem Lutosławskim który twierdził,  że
każdy kompozytor na samym początku pisze przede wszystkim dla siebie. To nam
musi się podobać to,  co tworzymy. I  myślę,  że ma się to do każdej z dyscyplin
artystycznych. To my twórcy musimy przekonać samych siebie do słuszności danego
wyboru / wyborów. Wtedy jest szansa, że publiczność również zaakceptuje naszą
kreację.  Czasem mam poczucie,  iż  kompozytorzy  czy  artyści  współcześni  o  tym
zapominają.

Patrząc na utwory, które Pan gra widać bardzo szeroki zakres gatunków
muzycznych. W którym z nich czuje się Pan najbardziej naturalnie? 

Dla  mnie  kompozytor  jest  w  pewnym  stopniu  nie  tylko  artystą,  ale  także



rzemieślnikiem. To dotyczy również instrumentalistów czy dyrygentów.  Kompozytor
powinien być w stanie napisać utwór w formie fugi, koncertu, wariacji, w dowolnym
stylu:  od  renesansowego,  przez  barokowy,  klasyczny,  post-romantyczny  po  a
‘tonalny, współczesny. To mój warsztat. Moja technika. Jeśli tego nie mam, nie mogę
iść dalej. Dlatego bardzo często zmieniam style, środki kompozytorskie, techniki,
studiuję dorobek innych kompozytorów – zawsze pozostawiając coś integralnego, coś
z mojej kompozytorskiej tożsamości w tym co piszę.

W 2004 roku współpracował Pan ze światowej sławy gitarzystą jazzowym
Patem  Methenym  i  polską  wokalistką  jazzową  Anną  Marią  Jopek  przy
albumie „Upojenie”. Jak Pan wspomina tę współpracę.

Niezwykle miło. Moja przygoda zaczęła się od zharmonizowania i nagrania melodii
ludowej  „Cichy Zapada Zmrok”,  którą Anna Jopek nagrała na swoim pierwszym
albumie a’capella. Marcin Kydryński, a potem Pat Metheny zaakceptowali ten aranż.
I tak „Cichy Zapada Zmrok” znalazł się jako otwierający track w albumie „Upojenie”.
Również towarzyszyłem im podczas prób i dwóch koncertów w Sali Kongresowej w
Pałacu Kultury w Warszawie. Niezapomniane chwile.

W 2022 roku nagrał Pan dwupłytowy album „Seven Jazz Pieces”. Jakie jest
Pana zdanie na temat improwizacji?

Kompozycja, to w dużej mierze zapisana improwizacja. Myślę, że kompozycje choćby
Fryderyka Chopina są tego świetnym przykładem. Przywołany Pat  Metheny,  ale
także  jazzowi  muzycy  jak  Brad  Mehldau,  Lyle  Mays,  Winton  Marsalis,  Joshua
Redman, Kenny Garrett, John Scofield i wielu innych byli i są moją odskocznią od
muzyki klasycznej.

Krzysztof  Penderecki  powiedział  o  Panu  –  Niezwykle  utalentowany
kompozytor (…) nadzieja dla polskiego repertuaru gitary klasycznej. Jakie
były okoliczności Pana spotkania z Krzysztofem Pendereckim?

Do spotkania doszło w Canterbury w Anglii. W 2009 roku podczas moich studiów
podyplomowych  w  zakresie  kompozycji  na  Royal  Conservatoire  of  Scotland,
ówczesny rektor uczelni, wybitny trębacz John Wallace zaproponował mi napisanie
utworu na festiwal „Sounds New” w Canterbury.



Na ten festiwal został również zaproszony prof. Krzysztof Penderecki. Oczywiście
przyjąłem zaproszenie.  Ja „premierowałem” mój nowo napisany kwintet blaszany
„Polish Dances” (wykonany przez szkocki kwintet „Pure Brass”), a prof. Penderecki
miał angielską premierę swojej kompozycji zatytułowanej „Entrata”.

Próba przed koncertem w Austin, fot. arch. kompozytora
Od 2005 roku mieszka Pan poza Polską.  Co Pana skłoniło do wyjazdu z
kraju?

Na początku po prostu ciekawość. Polska właśnie weszła do Unii Europejskiej, a ja
kończyłem wtedy studia. Było dla mnie naturalne, aby wykorzystać tę możliwość i
poznać inne kultury od wewnątrz, z bliska. Nigdy tego nie żałowałem. To była jedna
z najlepszych decyzji, jakie podjąłem. Jestem przekonany, że nie byłoby mnie tu w
Austin w Teksasie, gdyby nie ten pierwszy krok na zachód. Ten pierwszy wyjazd na
studia do Szkocji otworzył mi (dosłownie) cały świat.



Osiadł Pan na stałe w Wielkiej Brytanii. Proszę powiedzieć jakie możliwości,
jako kompozytorowi i wykonawcy, daje Panu  ten kraj?

Przede  wszystkim  Wielka  Brytania  dała  mi  możliwość  kontynuowania  edukacji.
Studia  wyższe  i  doktoranckie  z  zakresu  gitary,  a  potem  kompozycji  w  języku
angielskim otworzyły mi możliwość wyjazdów na inne uczelnie na całym świecie. To
od wielu lat jest to politycznie i ekonomicznie bardzo stabilny kraj. Czuję się tu po
prostu bezpiecznie.

Jakie są Pana najbliższe plany?

Właśnie wróciłem z Berlina z festiwalu, na którym „premierowałem” mój utwór „Ex
Nihilo” w wersji na dwóch solistów (Anielo Desiderio i Zoran Dukic) oraz duży zespół
gitarowy (dyrygowany przez Thomasa Offerrmana).

Poza tym prowadzę zajęcia na uczelni Konserwatorium w Birmingham. Również tam,
pod koniec marca, zagramy w pomniejszonym składzie „The Elements” z solistami:
Gen Li (wiolonczela) i Mark Ashford (gitara).

W kwietniu wracam na chwilę do Polski. Poprowadzę zajęcia na Uniwersytecie im. F.
Chopina w Warszawie.  Zagram tam koncert  ze  studentami  oraz  pra-wykonam i
nagram  dwa  nowe  duety  z  jednym  z  tamtejszych  wykładowców  –  Mateuszem
Kowalskim.

Do  Austin  planuję  wrócić  z  nowymi  kompozycjami  na  zespoły  perkusyjne,
kontynuując tym współpracę z Thomasem Burritt’em oraz Bion Tsang. Pokochałem
Austin jako miasto i nie mogę się doczekać, aby tam wrócić.

*

Zobacz też:

Światło i sztuka

Kanadyjska muzyka z Polską w tle

https://www.cultureave.com/swiatlo-i-sztuka/
https://www.cultureave.com/kanadyjska-muzyka-o-polskich-korzeniach/

