
Paleta dźwięków i brzmień
Rozmowa  z  Jakubem  Polaczykiem  –  nowojorskim  kompozytorem  muzyki
współczesnej, pianistą i pedagogiem.

Jakub Polaczyk w rodzinnym domu w Polsce, fot. arch. kompozytora
Joanna Sokołowska-Gwizdka (Austin, Teksas):

W mijającym roku zdarzyło się wiele ważnych w Pana pracy momentów. W
marcu wytwórnia Albany Records z USA wydała Pana monograficzną płytę pt.
„Union Square”, na której znalazły się kompozycje z różnych lat, od 2007 do
2022 r. Na płycie dominuje temat ziemi (Three Earth Poems), są tam też
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utwory  inspirowane  kulturą  wschodu  (Ginkyo-Ya)  czy  kompozycja
dedykowana ludności rdzenne w Ameryce (Ojibbeway), a także kompozycje
bardzo silnie związane z Polską, np., przepiękny utwór „Mazurka – Fantasy”
czy też „Halny – Fantasy”. Co zadecydowało o tak różnorodnym tematycznie
wyborze utworów na płytę?

Jakub Polaczyk (Nowy Jork):

Faktycznie tematyka jest różna, ale tak bywa w mojej muzyce. Interesuje mnie wiele
tematów, nie ograniczam się do jednego źródła inspiracji, ale dążę i szukam pewnej
syntezy. Nazywam to surrealistyczną syntezą, w skrócie sursyntezą, łącząc wpływy
dzisiejszych czasów z mojego otoczenia poprzez stosowanie elementów z malarstwa
surrealistycznego. Jeśli chodzi o sam wybór utworów. Płyta ma zawsze ograniczenia
czasowe,  musiałem  więc  dokonać  pewnych  decyzji.  To  moja  pierwsza  płyta  i
chciałem  zawrzeć  na  niej  różne  wątki  jakie  się  w  mojej  muzyce  pojawiają.
Rzeczywiście interesuję się Azją, a z drugiej strony kultura amerykańskich Indian.
Od  dawna  jestem  zafascynowany  szukaniem  rozszerzenia  mojego  języka  i
dramatycznego kontrastu, co znajduję w pewnym elemencie pierwotnym chociażby
w kulturze amerykańskich rdzennych Indian, z drugiej strony w rozciągniętym czasie
i przestrzeni z Azji, lubię zreszta też brzmienie tamtych instrumentów. To jakby dwie
antypody, które wzbogacają moją wyobraźnię, zakorzenioną w tradycji europejskiej i
słowiańskiej.  Pojawiają się zatem też nawiązania do Polski,  ale także początków
kultury czyli starożytności. Można przytoczyć tutaj jako przykład pierwszy utwór na
płycie jaki napisałem na studiach na puzon (Combinations on Olympus).



Po  amerykańskiej  premierze  „Un Memorial  sur  le  vent  du  temps.  Hommage  a
Messiaen”, Lincoln Center, Walter Auditorium, 2022, Nowy Jork (wykonawcy: Mari
Lee, Henry Kramer, Mihai Marica, Yoonah Kim), kompozytor drugi z lewej, fot. arch.
Jakuba Polaczyka
Wśród  wykonawców  wiele  jest  polskich  nazwisk.  Pan  jako  koncertujący
pianista,  również  jest  wykonawcą,  grając  partie  fortepianowe  swoich
kompozycji. Czy pozwala Pan muzykom na dodanie czegoś od siebie i własną
interpretację?

Mam  wielu  przyjaciół  wśród  polskich  wykonawców,  paru  oddanych  znajomych
muzyków, na których mogę liczyć i którym powierzam swoją muzykę. Grali oni moje
utwory w przeszłości, więc tym samym jest im prościej interpretować najnowsze
kompozycje. Praca z nimi nad płytą polegała na tym, że otrzymali nuty i generalnie
nie narzucałem im interpretacji. Jeśli znaleźli coś swojego zostawiałem im swobodę i
z zaciekawieniem słuchaem ich propozycji. Zapis nutowy był głównym narzędziem
komunikacji.  Czasem drobne finalne miejsca konsultowaliśmy on-line,  bo rzadko
bywam  w  Polsce.  Kiedy  akompaniuje  i  gramy  razem,  wtedy  współtworzymy
interpretacje i mam swoje koncepcje muzyczne, które proponuję. Staram się zawsze
własne utwory za każdym razem grać trochę inaczej. Różne są tutaj zdania wśród
kompozytorów, byli tacy którzy pozostawiali bardzo mały margines możliwości, inni



większy, ja zaliczam się do tych drugich.

Skąd tytuł płyty?

Tytuł pochodzi od nazwy mojego utworu perkusyjnego “Union Square at Dusk”. Parę
lat  temu  zafascynowany  placem  Union  Square  w  Nowym  Jorku  postanowiłem
napisać muzyczną pocztówkę z tego miejsca. Inspirowałem się multikulturowością,
ale też często obecną tam grą w szachy. Utwór dedykowałem żonie, która mnie
nieraz wprowadza w szczegóły historii architektury Stanów Zjednoczonych i Nowego
Jorku. Ten utwór został nagrany w pandemii w Rzymie przez Blow Up na płytę i w
sumie od nagrania tego utworu zacząłem myśleć o płycie. Union Square to piękna
nazwa – unia, połączenie ludzi, kultur co w mojej muzyce jest mi bliskie. Na Union
Square miałem pierwsze rozmowy jak przyjechałem do Nowego Jorku, zawarłem
tutaj też pierwsze znajomości, niedawno do przedszkola chodził tam mój mały syn.
Mam ciągle wiele wspomnień związanych z tym miejscem.

Płyta  otrzymała  Silver  Medal  na  prestiżowym  Global  Music  Awards  w
Kalifornii w kategorii kompozytor i nowy album. Gratuluję. Jak wygląda taki
konkurs, czy dużo jest zgłoszeń, kto decyduje o przyznaniu nagrody?

W Konkursie Global Music Awards jest obszerne jury (12 osób). Są tam jurorzy,
którzy otrzymali Grammy czy Emmy Awards, tacy kompozytorzy jak: Charles Dealer,
Ricky Kej, Art Philips. Nie wiem jak przebiega proces punktacji, cieszę się jednak, że
moja płyta znalazła się wysoko i otrzymała srebrny medal. Zgłoszeń jest sporo chyba
kilkaset, oceniane są nowe publikacje płytowe. Konkurs odbywa się 2-3 razy w roku. 



Po premierze  „Callin’  Saigdi”,  Merkin  Hall,  Nowy Jork  2023,  wykonawcy:  Yoko
Reikano Kimura i Andy Lin, (kompozytor pierwszy z lewej). Utwór otrzymał dwie
pierwsze nagrody – w kategorii  muzyka na instrumenty narodowe i  w kategorii
kompozycja na Carl Reinecke International Competition, fot. arch. Jakuba Polaczyka
Ten rok, jakby w prezencie na Pana 40-te urodziny, obfitował w nagrody i
dyplomy, nie tylko w Ameryce. W Polsce został Pan odznaczony brązowym
medalem Zasłużony Kulturze Gloria Artis, otrzymał też Pan Złoty Dyplom
podczas Muzycznych Orłów, wręczony w Filharmonii im. Artura Rubinsteina
w  Łodzi.  Do  tego  jeden  z  Pana  kameralnych  utworów  otrzymał  trzecie
miejsce  podczas  Międzynarodowego  Konkursu  Kompozytorskiego  im.
Wolfganga Amadeusz Mozarta w Wiedniu. No i film dokumentalny Dennisa
Woytka “Conversation With Jakub Polaczyk” otrzymał brązową statuetkę na
43. Telly Awards w Nowym Jorku. Czy ma dla Pana znaczenie ocena Pana
utworów, czy też komponuje Pan tylko dlatego, żeby podzielić się ze światem
tym, co Panu „w duszy gra”?

Kiedy byłem młodszy zastanawiałem się nad krytyką, jak zareaguje publiczność. Jeśli
się jest młodym kompozytorem, brak wyróżnień na konkurach może się wiązać z
brakiem zamówień na utwory, bądź brakiem promocji z kompozycji do wyższej klasy.
Później jednak zmieniłem swój stosunek w tej kwestii. Wiem, że moja muzyka może



wzbudzić różne opnie, nieraz sprzeczne, ale nie ukrywam, cieszę się gdy docierają
do mnie  informacje,  że  kogoś zainteresowało to  co robię  i  że  moja  muzyka go
wzruszyła. Miło mi kiedy ktoś podejdzie i powie: Jakub miałem łzy w oczach. Może
też powiedzieć szczerze: ta muzyka jest trudna, nic z tego nie rozumiem, to też
przyjmuję. Komponuję dla siebie. nie traktuję tego jako zawód, ale jako część mojego
życia.  Wdzięczny  jestem za  to,  że  mogę wyrażać  moje  życie  i  przemyślenia  za
pomocą dźwięków. Inni koledzy używają: obrazów, słowa, ja mam papier nutowy i
dźwięki. Jak często to, co napiszę będzie grane, to już nie są moje kwestie. Ostatnio
niestety mam wiele obowiązków i nie mogę pisać codziennie, ale myślę o muzyce i
układam harmonie, kontrapunkty w wyobraźni. Jak zasiadam do pisania chcę ten
czas maksymalnie wykorzystać. Muzyka jest tak piękna i można tworzyć tak różne
rzeczy z samych dźwięków, więc nie nudzę się komponując. Piszę to co ma dla mnie
znaczenie,  jak  mam  potrzebę  by  coś  napisać.  to  siadam  i  piszę.  Dla
samodoskonalenia  staram  się  wyciągać  wnioski  pisząc  kolejne  utwory.



Po wręczeniu medalu Zasłużony Kulturze Gloria Artis z prof. Piotrem Glińskim fot.
arch. kompozytora
W  wywiadzie  radiowym  z  Davem  Lake  z  Savannah  porównał  Pan
komponowanie do malowania obrazu.  Malarz mieszając farbę na palecie,
otrzymuje  nowy  kolor,  a  jak  kompozytor  poszukuje  nowych  dźwięków,
brzmień,  harmonii?

To jest dokładnie tak samo, sama harmonia już jest mieszaniem kolorów. Połączmy
dwa dźwięki w czasie, dynamice już jest tyle możliwości wyboru barw, a połączmy 10
dźwięków, albo dłuższą sekwencję to możliwości jest nieskończoność, co decyduje o
stylu  kompozytora.  Oczywiste  jest,  że  harmonika  kompozytorów  nawet  z  tych
samych  epok  jak:  Mozarta-Beethovena  czy  Chopina-Schumanna  jest  inna,  czyli
mieszali oni inaczej barwy, dźwięki i powstawały inne kolory, nawet, gdy używali



tego samego systemu tonalnego z epoki. Wydaje mi się, że to stanowi o tym, że po
paru sekundach wiemy czy to: Chopin czy Beethoven. Brzmienie jest elementem
kluczowym.  Kompozytor  prawdopodobnie  bezwiednie  poszukuje  swoich  barw.
Możliwe, że jak każdy mam pewnie swoje kolory,  harmonie, nie mnie to jednak
oceniać.

Czy  woli  Pan  komponować  utwory  kameralne,  czy  też  wielkoformatowe
utwory na orkiestrę symfoniczną?

Kiedy byłem studentem chciałem pisać wielkie formy, symfoniczne. W dzisiejszych
czasach symfonika nie jest dominująca, to nie czasy Gustava Mahlera, Johanessa
Brahmsa, wiele się tworzy na drodze kolaboracji z przyjaciółmi i multimediami w
mniejszych  kręgach.  Dlatego  pisałem ostatnio  kameralnie,  chociaż  symfonicznie
również się zdarza. Bardzo kocham paletę brzmień orkiestry, napisałem jednak mniej
utworów  orkiestrowych  niż  kameralnych.  Teraz  jednak  piszę  parę  większych
utworów, ale wykonania zdarzają się stosunkowo rzadko i często ograniczone są
próbami. Muszę jednak przyznać, że lubię głos ludzi i chóry, to chyba nadal są dla
mnie najpiękniejsze instrumenty natury, dlatego ciągle z umiłowaniem piszę na to
medium.

Co może Pan powiedzieć o kierunkach we współczesnej muzyce poważnej,
jakie dominują w niej trendy?

Obserwuję dużą różnorodność. Widać to szczególnie w Nowym Jorku. Jest muzyka
eksperymentalna, ale jest też muzyka tonalna, zachowawcza łącząca różne kierunki:
neo-klasyczna,  neo-impresjonistyczna,  neo-ekspresyjna,  neo-minimailstyczna,  neo-
spektralna  czy  postmodernistyczna.  Jest  też  muzyka  łącząca  te  dwie  możliwe
tendencje, muzyka środka, która jest mi bardziej bliska. Wiele jest kierunków, ja
nawet już tego nie liczę,  ale są pewne preferencje w konkretnych nowojorskich
kręgach koncertowych. Świadczy o tym znana anegdota nazwy: uptown music – 
downtown music.



Jakub Polaczyk w pobliżu wytwórni Albany Records, Albany, stan Nowy Jork, fot.
arch. kompozytora 
Jak dużo miejsca w obecnym świecie, kiedy obserwujemy zalew pop-kultury,
znajduje  się  na trudną muzykę kontemplacyjną,  której  trzeba słuchać w
odpowiednich warunkach i  poświęcić  jej  całą  swoją uwagę,  podążając za
myślą i emocjami twórcy?

Każdy może znaleźć swój kącik w tym tyglu dnia codziennego. Pomocne są żywe
koncerty, ale też muzyka słuchana w ciszy i skupieniu również oddziałuje. Możliwe,
że  rzadziej  niż  dawniej,  wybieramy do  słuchania  muzykę klasyczna.  Ta  muzyka
jednak dalej istnieje, często to też może przychodzić z wiekiem. Po młodzieńczym
pędzie, powracamy do natury i  muzyki klasycznej.  Byłem niedawno w Arvo Pärt
Center i w środku lasu pod Tallinem niedaleko Bałtyku. Tam zrozumiałam, że taka
izolacja  jest  bardzo  pomocna  w  dzisiejszym świecie.  Dlatego  mam nadzieję,  że
powrócimy do źródeł. Ale mnie jest ciężko komponować, gdy nie mam wokół siebie



ruchu, potrzebuje tego by zacząć myśleć o utworze, bo muzykę rozumiem jako ruch
dźwięków w czasie.

Urodził  się  Pan w Krakowie,  skończył  Akademię Muzyczna i  Uniwersytet
Jagielloński. Studiował Pan m.in. u Krzysztofa Pendereckiego. Czy jest coś
takiego,  co  przekazał  Panu  mistrz,  co  jest  dla  Pana  do  tej  pory
kompozytorskim  drogowskazem?

Profesor był jednym z moich pedagogów w Krakowie. Cieszę się, że miałem taką
szansę poszerzać tajniki instrumentacji właśnie u mistrza Pendereckiego, którego
muzykę podziwiam. Nie było wiele zajęć bo profesor podróżował, ale kontakt był
inspirujący  i  uwagi  otwierające  wyobraźnię.  Profesor  był  bardzo  życzliwy  dla
studentów, pytał  się o to co komponujemy, udało mi się pokazać coś z własnej
muzyki  na  orkiestrę,  nawet  pamiętam,  że  kiedyś  jaki  utwór  z  chórem  mu
pokazywałem. Studiowałem w latach 2007-2008 razem z moim kolegą Łukaszem
Pieprzykiem,  który  potem kończył  doktorat  z  samej  kompozycji  u  profesora.  Ja
natomiast po studiach magisterskich wyjechałem z Krakowa. Ale te zajęcia były
niezapomniane i  tchnęły  twórczym duchem pracy.  Niewątpliwie  zapamiętam,  że
profesor  mówił:  trzeba  się  zmuszać  do  nieustannej  pracy.  Sam  bardzo  wiele
pracował, o czym świadczył kalendarz, który pokazywał uczniom.

Przyjechał Pan na stypendium do Carnegie Mellon University w Pittsburghu,
potem zdecydował Pan, że zostanie w Ameryce i zamieszkał z żoną w Nowym
Jorku. Jakie możliwości daje Ameryka kompozytorowi muzyki współczesnej?

Tak się ułożyło życie.  Moją żonę poznałem właśnie w USA. Uważam, że w tych
ostatnich 12 latach więcej jednak mogłem skomponować i zrobić będąc w USA, niż
gdybym mieszkał w Polsce.  Czuję tutaj  większą wolność w działaniu,  jest chyba
prościej,  jest  duża  różnorodność.  W  Nowym  Jorku  oczywiście  jest  też  duża
konkurencja, ale jest też pewna życzliwość i dobra energia multikulturowości. Nadal
mam kontakt  z  Polakami,  ale zetknięcie z  innymi kulturami poprzez znajomych,
artystów, czy pracę z moimi uczniami jest dla mnie inspirujące. To tutaj, w Nowym
Jorku znajduje się mój drugi dom. Podsumowując, Stany Zjednoczone to duży kraj,
trochę też zróżnicowany stanowo, ale jest więcej możliwości prezentowania muzyki



kameralnej, natomiast orkiestrowo wydaje mi się jest trudniej. Ale można usłyszeć
fenomenalne interpretacje historyczne wykonywane przez takie orkiestry jak te z:
Cleveland,  Filadelfii,  Chicago,  Pittsburgha,  czy  posłuchać  oper  w:  Metropolitan
Opera. Muzyki najnowszej nie ma tak wiele w programach i stanowi mały procent.

Po Mszy przed Katedrą św. Patryka w Dniu Parady Pułaskiego, przed wręczeniem
brązowego medalu „Gloria Artis”, 2023, fot. arch. kompozytora
Polska kultura musi być Panu wciąż bardzo bliska, skoro angażuje się Pan w
działalność  polskich  organizacji  w  Nowym  Jorku.  Jest  Pan  dyrektorem
Międzynarodowego Festiwalu Chopin i Przyjaciele (festiwal obchodził w tym
roku 25-lecie). Prowadzi Pan też program radiowy „Postbachowskie Kawki”,
przybliżając  polskiemu  odbiorcy  w  Nowym Jorku  i  Chicago  współczesną
muzykę  klasyczną.  Jaką  rolę  według  Pana,  spełnia  polska  kultura  na



emigracji  i  polskie  instytucje,  które  tę  kulturę  szerzą.

Mieszkając na emigracji prezentujemy nasz kraj i dużo może zależeć od tego, jak go
przedstawiamy. Często zdarza się, że kultura z naszych krajów nie jest dobrze znana
w USA, ale znane są osoby, które tutaj mieszkają i ten kraj reprezentują. Dlatego do
nich kierowane są pytania o ich kulturę. Naszym obowiązkiem jest przedstawianie
bogatej i głębokiej sztuki znajomym czy artystom. Polskie Instytucje są bardzo ważne
na emigracji, bo to co robią, jest żywą promocją polskiej kultury, dlatego też w paru
się udzielam. Uważam, że najlepiej udaje się to w dialogu, w powiązaniu z innymi
kulturami.   Festiwal,  o  którym Pani  wspomniała,  założył  nowojorski  choreograf
Marian  Żak  i  cieszy  się  on  niesłabnącym  zainteresowaniem.  Publiczność  jest
mieszana, festiwal odbywa się tylko po angielsku. Jestem dyrektorem artystycznym
od paru lat, wprowadziłem konkurs kompozytorski “New Vision”. Lubię zestawiać
tradycyjną muzykę klasyczną ze sztuką nową. Również i w tym roku pojawili się
współcześni  międzynarodowi  kompozytorzy,  nowe  instrumentarium,  multimedia.
Staramy się łączyć sztuki i dążyć do pewnej innowacyjności. Poprzedni 24 festiwal
otrzymał  Grand  Prix  w  Łodzi  w  kategorii  wydarzeń  międzynarodowych,
celebrowaliśmy  na  nim  w  formie  multikulturowego  pociągu  rocznice:  Oliviera
Messiaena,  Johna  Cage’a  i  Wojciecha  Kilara.  W  Radiu  mam  niestety  trochę
trudniejsze  zadanie,  bo  audycje  są  tylko  po  polsku.  Czasem  jednak  kolegom
przesyłam program z playlistą, bo prezentuję często nieznanych im kompozytorów
czy utwory z Polski i Europy. Niedawno na przykład prezentowałem muzykę ucznia
Chopina – Thomasa Teleffsena czy też z racji 90-tych urodzin kompozytora muzykę
Henryka Mikołaja Góreckiego.



Z rodziną w Waszyngtonie (2022), fot. arch. kompozytora
Proszę  opowiedzieć,  jak  wyglądają  w Państwa nowojorskim domu Święta
Bożego Narodzenia, czy bardzo się różnią od tych krakowskich?

Mam długą listę tego, co chciałbym zrobić w Święta. Mam parę niewykończonych
prac, chciałem zrobić też kilka edycji  wcześniejszych kompozycji,  poczytać nową
książkę, spędzić czas z rodziną. Ostatni rok był intensywny, teraz jest więc czas, aby
odpocząć.  Uważam, że trudno dokładnie oddać ducha Świąt  polskich w Nowym
Jorku, to trzeba przeżyć w Polsce, by tego doświadczyć. Niestety od wielu lat nie
udało mi się być w tym czasie w Polsce. Kiedy mój syn dorośnie, planuję zabrać go
na Wigilię i pasterkę właśnie tam. Póki co w Nowym Jorku spędzimy i te Święta
Bożego Narodzenia. Prawdopodobnie wybierzemy się,  jak co roku, na spacer do
Rockefeller Center, lodowisko w Bryant Park i  świąteczny pokaz w Botanicznym
Ogrodzie. Mimo, że moja żona nie jest Polką, wprowadzam w tym czasie elementy



polskiej kuchni Wigilijnej, niektóre potrafię zrobić sam, a inne niestety muszę kupić.
Mojej  rodzinie  przedstawiam  listę  świąteczną  utworów  klasycznych.  Kiedyś
napisałem o tym artykuł dla Polish Theater Institute USA. Często gram ten repertuar
na moim pianinie w mieszkaniu. Gram także moje pastorałki lub typowo polskie
kolędy. Konsulat polski w Nowym Jorku organizował wspólne kolędowanie, w którym
parokrotnie  uczestniczyłem z  innymi  polskimi  nowojorskimi  artystami.  Były  tam
również moje aranżacje i jedna kolęda “Chrystus Pan narodził się” co można znaleźć
na stronie YT Konsulatu Polskiego w NY. Życzę Państwu Wesołych Świat i Udanego
2024. Dziękuje za wywiad, pozdrawiam stan Teksas.

*

Kolęda „Chrystus Pan narodził się” autorstwa Jakuba Polaczyka:

Jakub  Polaczyk  (1983)  polsko-amerykański  kompozytor  urodzony  w  Krakowie,
pianista  i  pedagog.  Absolwent  Krakowskiej  Akademii  muzycznej  im.  K.
Pendereckiego (kompozycja), Jagiellońskiego Uniwersytetu (muzykologia) i Carnegie
Mellon University w Stanach Zjednoczonych (kompozycja).  Studiował u:  Marcela
Chyrzyńskiego, Marka Chołoniewskiego, Krzysztofa Pendereckiego, Reza Vali i Jan
van Landeghema. Kompozytor mieszka w Nowym Jorku i jest propagatorem muzyki
współczesnej.  Jako  dyrektor  Międzynarodowego  Festiwalu  Chopin  i
Przyjaciele Polaczyk prowadzi konkurs kompozytorski “New Vision”. Jako radiowy
reporter prezentuje obok siebie muzykę współczesną i  klasyczną publiczności  w
Nowym Jorku i Chicago w programie “Posbachowskie Kawki”. Jako pedagog w New
York Conservatory of Music prowadzi zajęcia z kompozycji, teorii muzyki i gry na
fortepianie. Od 2022 roku jest też dyrektorem Centrum Społecznościowego Jana
Pawła 2 na East Village na Manhattanie. Utwory Polaczyka zdobyły wiele czołowych
nagród i wyróżnień, m.in. Złoty Dyplom na Muzycznych Orłach w Filharmonii A.
Rubinsteina  w  Łodzi  (2023),  Srebrny  Medal  na  Global  Music  Awards  (2023)
zwyciężył w Composers Guild of New Jersey (2022), pierwsza nagroda na American
Prize in Composition (2020), Międzynarodowym Konkursie Kompozytorskim SIMC



na Klawesyn w Mediolanie (2019) oraz Iron Composer First Prize w Cleveland, Ohio
(2013) czy na Orion Orchestral Composition Competition w Londynie (2010), dniach
JP2 w Krakowie (2008) konkursie PWM (2007). 24. Międzynarodowy Festiwal Chopin
i Przyjaciele organizowany przez NYDAI otrzymał Grand Prix Statuetkę Muzyczne
Orly jako wybitne osiągnięcie w dziedzinie wydarzenia międzynarodowego w 2022
roku. Utwory Jakub Polaczyka  były wykonywanie na całym świecie. W USA w 23
stanach i  miały  premiery  w:  Carnegie  Hall,  Lincoln  Center,  Kaufman Center  w
Nowym  Jorku.  Były  też  wykonane  w  większości  krajów  Europy.  Zespoły  które
wykonywały  tę  muzykę to:  Avanti,  Slee Sinfonietta,  NeoQuartet,  Argus Quartet,
Cracow Duo, NED, Polanski Duo, Blow Up Percussion, Cracow Golden Woodwind
Quintet, Four Corners, Avanti Ensemble, Asian Chamber Music Society NY, Bulgaria
National  Orchestra,  Hanoi  Philharmonics  National  Orchestra,  Brazil  National
Orchestra, Janacek Symphony Orchestra, Tacoma Wind Ensemble, Coro Volante, and
the Carnegie Contemporary Ensemble. Jakub Polaczyk jest partnerem Steinway &
Sons, jego muzyka jest wydawana przez Donemus i  Babel scores i  nagrana dla:
Albany Records i Ablaze Records. Jako pianista współpracuje z: Christine Walevska,
Pein-Wen, Nadia Rodriguez, Kofi Hayford, Justyna Giermola, Sarah Lucero, Beata
Halska,  Roberto  Vasquez,  Marta  Płomińska,  Ivan  Ivanov,  Piotr  Lato,  Wioletta
Strączek,  Wojtek  Komsta,  Anna  Wilk,  Agnieszka  Świgut,  Renata  Guzik,  Margot
Zarzycki. Film dokumentalny Dennisa Woytka “Conversation With Jakub Polaczyk”
otrzymał brązowa statuetkę na 43. Telly Awards w Nowym Jorku (2023). W 2023
roku  Minister  Kultury  i  Dziedzictwa  Narodowego  odznaczył  artystę  brązowym
medalem “Zasłużony Kulturze – Gloria Artis”.

Strona kompozytora:

https://www.jakub.polaczyk.com/

https://www.jakub.polaczyk.com/

