
LIPIEC/SIERPIEŃ 2022
ISSN 2084-3143

Wszystko, co ważne w jazzie  
i muzyce improwizowanej
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Od Redakcji
redaktor naczelny 

Piotr Wickowski

„Uważam, że jazz nie jest równoznaczny z czymś trudnym i nieprzystępnym. Przy-

kładem mogą być tak wybitne nagrania, jak Kind of Blue Milesa Davisa czy My 

Song Keitha Jarretta. Inna sprawa, że jazz z pewnością nie jest muzyką dla każde-

go i pewnie takim pozostanie, ale czy to źle?” – pytał retorycznie Robert Majewski 

w  pierwszym wydaniu JazzPRESSu, gdy gościł na jego okładce ponad 11 lat temu. 

Tym razem dokłada sporo gorzkich refleksji, które pozbawiają złudzeń: „Sytuacja 

pandemiczna uświadomiła muzykom, i nie tylko im, w jakim są miejscu. Nasz zawód 

jest niepoważny”.

Jakie, w takim razie, antidotum na kryzys wartości, również w muzyce, proponuje 

obchodzący w  tym roku jubileusz 40-lecia pracy trębacz? „Myślę, że tradycja jest 

podstawą wiarygodności artysty. Artysta zna tradycję, szanuje ją, ale jednocześnie 

potrafi znaleźć własny język. Ludzie, którzy przekreślają to, co było, nie są dla mnie 

wiarygodni”.

A  co podpowiada adeptom jazzu gitarzysta Jesse van Ruller? „Często proponuję, 

aby grali dla swoich babć, mam, ciotek, wujków, dla których takie czy inne ułożenie 

akordu nie jest jakimś priorytetem. Grać tak, żeby opowiedzieć historię, która trafi 

do publiczności. Ułożyć logicznie początek, środek i koniec w taki sposób, by nikogo 

w  połowie nie znudzić. Aby utrzymać ciekawość, nawet jeśli każda osoba na sali 

zinterpretuje tę samą opowieść zupełnie inaczej. Jak grać technicznie, w  tej chwili 

można nauczyć się choćby z YouTube’a. To jest chyba najłatwiejsze w tym procesie. 

Cała reszta jest już trudniejsza”.

Do edukacyjnego niezbędnika, nie tylko dla instrumentalistów, warto dołożyć jesz-

cze jedno przemyślenie Roberta Majewskiego: „Każdy artysta musi w coś wierzyć. 

W to, co robi, i czy to ma sens. Nie widzę innej możliwości. Zdając sobie sprawę z róż-

nych ułomności, zdajemy sobie sprawę ze swoich dobrych stron”.

Miłej lektury

https://jazzpress.pl/gazeta/gazeta-lista-miejsc
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Horntet najlepszy na Zadymce

Z espół Horntet został lau-
reatem głównej nagrody 

konkursu 24. edycji festiwa-
lu Bielska Zadymka Jazzowa. 
Wygrał w  finałowej rywali-
zacji z  zespołami Brzeziński 
Quartet i  Unleashed Coope-
ration.
Horntet wystąpił w  składzie: 
Robert Wypasek (saksofon te-
norowy), Szymon Ziółkowski 
(saksofon altowy), Bartłomiej 
Leśniak (fortepian), Mikołaj 
Sikora (kontrabas) oraz Piotr 
Przewoźniak (perkusja). W  ra-
mach przyznanych nagród ze-

spół wystąpi podczas głównego 
programu kolejnego festiwa-
lu, w roku 2023, a także będzie 
miał możliwość nagrania i wy-
dania płyty z materiałem zare-
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jestrowanym podczas koncer-
tu w studiu Radia Katowice.
Konkursowe jury obradowało 
pod przewodnictwem Michała 
Urbaniaka. �

Toast z okazji 80. rocznicy urodzin Tomasza Stańki

P rzypadająca 11 lipca 2022 
roku 80. rocznica uro-

dzin Tomasza Stańki stała się 
okazją do specjalnych wyda-
rzeń poświęconych twórcy 
TWET. Pod hasłem Toastu uro-
dzinowego dla Tomasza Stańki 
w  miejscach jego pierwszych 
i  ostatnich lat życia oraz ka-
riery – w Rzeszowie i Warsza-
wie – odbędą się koncerty, na 
których wystąpią Marcin Wa-
silewski Trio z  udziałem nor-
weskiego trębacza Nilsa Pette-
ra Molværa i zespół EABS.
„Tata wielokrotnie powtarzał, 
że czuje się spełniony. Śmierć 
traktował jako naturalny ele-
ment cyklu życia i taką też mą-
drość chciał podarować swo-
im fanom. Dlatego chcemy go 
wspominać w atmosferze rado-
ści, celebrując jego życie i sztu-
kę, w  otoczeniu artystów, na 
których wywarł wpływ i  któ-

rych przez lata inspirował. Do-
kładnie tak, jak on by sobie tego 
życzył” – mówi Anna Stańko, 
córka trębacza i  założycielka 
Fundacji im. Tomasza Stańki.
Na okolicznościowych koncer-
tach zaprezentowane zostaną 
projekty specjalne. Pierwszy 
nawiązuje do albumu Purp-
le Sun z  1973 roku, którego re-
interpretacji podjęli się muzy-
cy grupy EABS. Wstęp na kon-
certy w  Warszawie i  Rzeszo-
wie jest bezpłatny.
Świętowanie okrągłej rocz-
nicy urodzin Tomasza Stań-
ki obchodzone będzie przez 
cały rok. Po urodzinowych to-
astach w  Rzeszowie i  War-
szawie rozpocznie się mię-
dzynarodowy cykl wydarzeń 
pod hasłem Remembering To-
masz Stańko. Zaplanowano 
m.in. koncerty w  Krakowie – 
mieście, gdzie artysta odebrał 

swoją muzyczną edukację i za-
kładał pierwsze zespoły, na 
koreańskiej wyspie Jara, w No-
wym Jorku i  Londynie. Ukaże 
się także anglojęzyczne wyda-
nie biografii Tomasza Stańki 
Desperado. Autobiografia – wy-
wiadu rzeki, przeprowadzone-
go przez Rafała Księżyka. Pre-
miery niepublikowanych do-
tąd nagrań trębacza szykują 
ECM Records i  wydawnictwo 
Astigmatic. Finałem cyklu bę-
dzie jubileuszowa 20. edycja 
Jazzowej Jesieni im. Tomasza 
Stańki w Bielsku-Białej. �

Wydarzenia
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R E K L A M A

Finaliści MK Jazz Foto 2022

P race współpracujących 
z  JazzPRESSem fotogra-

fików – Katarzyny Stańczyk, 
Urszuli Las i Piotra Banasika 
– zakwalifikowane zostały do 
finału czwartej edycji MK Jazz 

Foto, towarzyszącego festiwa-
lowi Jazz nad Odrą konkursu 
im. Marka Karewicza.
Jury do finałowej wystawy 
wybrało 33 fotografie. 79 au-
torów nadesłało na konkurs 

w  sumie 207 fotografii. Lau-
reaci Grand Prix oraz drugie-
go i  trzeciego miejsca zostaną 
ogłoszeni 14 września – pierw-
szego dnia festiwalu Jazz nad 
Odrą. �

Melomani na filmowym ekranie

N a zawsze Melomani – film 
dokumentalny opowia-

dający o  prekursorskiej dla 
polskiego powojennego jazzu 
grupie Melomani zaprezento-
wany został na premierowych 
pokazach. Do kin studyjnych 
dokument trafi we wrześniu.
Film wyreżyserował Rafał 
Mierzejewski, autorem zdjęć 
jest Edgar Griszczuk, za pro-

dukcję i  scenariusz odpo-
wiada Igor Mertyn. Realiza-
cja dokumentu była możli-
wa dzięki wsparciu polskiej 
branży cyfrowej reprezento-
wanej przez Związek Cyfro-
wa Polska, który sfinansował 
digitalizację archiwalnych 
materiałów.
Grupę Melomani na przeło-
mie 1949 i 1950 roku stworzyli 

Jerzy Duduś Matuszkiewicz, 
Andrzej Idon Wojciechowski, 
Andrzej Trzaskowski, Witold 
Dentox Sobociński i  Krzysz-
tof Komeda. Choć zespół nie 
pozostawił po sobie wielu na-
granych albumów, na stałe 
wpisał się w historię polskie-
go jazzu. Tamte lata przedsta-
wia powstały właśnie film 
Na zawsze Melomani. �

http://stoart.org.pl
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https://www.sjrecords.eu/pl/produkt/piotr-schmidt-international-sextet-komeda-unknown-1967
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Z  wykształcenia był inżynierem budowy dróg 
i mostów. Wszystkie drogi, które budował, pro-
wadziły do jazzu, a mosty służyły do tego, by mi-
łośników jazzu łączyć w  jedną, wielką rodzinę. 
W sobotę 25 czerwca 2022 roku zmarł we Wroc-
ławiu Wojciech Siwek.
Jego ulubiony zjazd rodzinny nazywał się Jazz 
nad Odrą. Uczestniczył w nim od samego począt-
ku, od 1964 roku aż po rok 2021, gdy zasiadał w Ra-
dzie Programowej 57. edycji JnO, kierował kon-
kursem, zapowiadał koncerty. Robił przy tym 
festiwalu niezwykłe rzeczy. A  zaczynał od sta-

Wojciech Siwek (1944-2022) 
Inżynier budowy dróg i mostów

nia na bramce w  festiwalowym 
klubie Pałacyk. Szybko objął kie-
rownictwo programowe i  przez 
długie lata razem z  Maciejem 
Partyką decydował o  kształcie 
tego festiwalu.
W  1973 roku po raz pierw-
szy skrzyżowały się nasze dro-
gi jazzowe. Zawaliłem semestr, 
byłem na urlopie dziekańskim 
i, jak to często bywa, po pro-
tekcji, trafiłem do BOF-u  JnO, 
jak  dumnie w  skrócie brzmia-
ło Biuro Organizacyjne Festiwa-
lu. Wojtek powiedział mi wte-
dy: „Chcesz z nami pracować – to 
musisz wiedzieć wszystko o  jaz-
zie” i wręczył mi księgę z hasłem 
Wszystko o  jazzie na okładce, ce-
głę, której autorem był Joachim-
Ernst Berendt. „Za dwa tygodnie 
egzamin, miłej lektury”. I tak za-
częła się moja kilkuletnia wspa-
niała przygoda z festiwalem Jazz 
nad Odrą.
Nasze drogi krzyżowały się i  roz-
chodziły, jak to w życiu bywa, wie-
lokrotnie. Był czas, że był moim 
pracodawcą, gdy prowadził zespół 
Sami Swoi, a  gdy zakładał wroc-
ławski oddział Polskiego Stowa-
rzyszenia Jazzowego, też znala-
złem tam swoje skromne miejsce. 
Po latach przerwy na chwilę wró-

fot. Lech Basel
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ciłem też do festiwalu Jazz nad 
Odrą, oczywiście przy Jego wydat-
nej pomocy.
Kupowałem i  sprzedawałem pły-
ty jazzowe w prowadzonym przez 
Wojtka sklepie płytowym, chodzi-
łem na świetną kawę do Jego ka-
wiarni, drukowałem Mu wizytów-
ki i koszulki, gdy powstawała Rura 
– legendarny wrocławski klub 
jazzowy. I  nie kto inny, a  Wojtek, 
jako jeden z pomysłodawców i or-
ganizatorów, wciągnął mnie do 
MK Jazz Foto – konkursu fotogra-
ficznego im. Marka Karewicza, 
jednego z  wielu Jego jazzowych 
przyjaciół. I  to On pierwszy ob-
wieścił światu, ze sceny jego uko-
chanego festiwalu, moją niespo-
dziewaną nominację do nagrody 
na Najlepszą Jazzową Fotografię 
Roku w konkursie Amerykańskie-
go Stowarzyszenia Dziennikarzy 
Jazzowych. Na koniec „wstawił” 
mnie do zarządu Międzynarodo-
wej Fundacji Jazz nad Odrą, której 
był współzałożycielem i  wielolet-
nim prezydentem.
Wydawać by się mogło, że za dużo 
napisałem o  sobie, nie o  Wojtku, 
ale… jak dobitnie z tego wspomnie-
nia wynika, bez Jego pomocy moja 
jazzowa droga życiowa mogła wy-
glądać zupełnie inaczej, na pewno 
nie byłaby taka barwna i ciekawa.  
Nigdy Tobie tego, Wojtku, nie za-
pomnę. �

Lech Basel

SRH440A
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Świat kolorów 
dźwiękowych

Pod naszym patronatem
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DRAZKOV / SMORĄGIEWICZ – KOMEDA

B artosz Smorągiewicz – saksofonista, klarnecista i flecista, kompozytor utwo-
rów klasycznych, filmowych, teatralnych oraz popowych. Absolwent Akade-

mii Muzycznej w Würzburgu, laureat konkursu amerykańskiej organizacji Meet The 
Composer, który umożliwił mu wystąpienie z  serią nowojorskich koncertów. Brał 
udział w nowojorskich warsztatach kompozytorskich BMI Jazz Composers’ Works-
hop, dwukrotne był stypendystą fundacji Leni Geisler Stiftung w Niemczech. Od 2014 
roku prowadzi Bartosz Smorągiewicz Ensemble, jest też stałym muzykiem Milo En-
semble Milo Kurtisa. Współpracował lub współpracuje z muzykami wielu bardzo róż-
nych gatunków muzycznych, m.in. Moniką Brodką, Natalią Sikorą, Leszkiem Żądłą, 
Zbigniewem Wromblem, Maciejem Fortuną, Marcinem Maseckim, Krzysztofem Len-
czowskim, Nobuko Miyazaki i Wacławem Zimplem. Ostatnio wraz z pianistką Barbarą 
Drazkov Drążkowską realizował projekt z ich własnymi aranżacjami muzyki Krzysz-
tofa Komedy.
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Projekt zrealizowałeś wraz z  Barbarą 
Drazkov i nie jest to wcale wasza pierwsza 
współpraca.

Z  Basią chodziliśmy do szkoły muzycznej 
w  Poznaniu przy ul. Głogowskiej i  nawet 
mieszkaliśmy w tej samej bursie. Założyli-
śmy duet wykonujący muzykę współczes-
ną, graliśmy m.in. Poulenca i  Busoniego, 
ale kiedy przyszedł czas studiów, nasze dro-
gi się rozeszły. Ja zacząłem studiować jazz 

u Leszka Żądły w Würzburgu, a Basia kla-
syczny fortepian u prof. Grzegorza Kurzyń-
skiego. Kiedy Basia zaczęła się interesować 
improwizacją i  preparowaniem fortepia-
nów, otworzyło się jednak pole do wspólne-
go muzycznego dyskursu. Tak powstał pro-
jekt Inspired by Komeda.

Marta Ratajczak: Dlaczego akurat Krzysz-
tof Komeda?

Bartosz Smorągiewicz: Po otrzymaniu za-
mówienia Mazowieckiego Instytutu Kultu-
ry długo zastanawiałem się, jak podejść do 
muzyki Krzysztofa Komedy. Wielu znakomi-
tych polskich jazzmanów i jazzmanek stwo-
rzyło ogrom ciekawych aranżacji tej muzyki, 
stąd poszukując własnej drogi, pomyślałem, 
że ciekawym pomysłem mogłoby być połą-
czenie światów muzyki klasycznej z  muzy-
ką jazzową. I  tu przyszła mi z  pomocą Bar-
bara Drazkov, która specjalizuje się w graniu 
na preparowanych fortepianach i  piani-
nach. Już po pierwszej rozmowie telefonicz-
nej stwierdziliśmy, że spróbujemy, i po kilku 
próbach powstał cały materiał muzyczny.

Co według ciebie jest najbardziej fascynu-
jącego w muzyce Komedy?

Dla mnie najbardziej fascynująca w  mu-
zyce Komedy była zawsze harmonia. Jako 
uczeń szkoły muzycznej w  Poznaniu kupi-
łem wydane nuty Krzysztofa Komedy i  po 

raz pierwszy zetknąłem się z  trzynastka-
mi, obniżonymi i podwyższonymi dziewiąt-
kami i  innymi tzw. opcjami, co absolutnie 
mnie zafascynowało i  ukazało świat kolo-
rów dźwiękowych. Można powiedzieć, że 
muzyka Komedy uwrażliwiła mnie na har-
monię i kolorystykę muzyczną [śmiech].
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Każdy wiedział, kiedy należy odpuścić swój pomysł, 
bo nie da się go przeforsować
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Ten projekt jest miksem stylistycznym, 
w  którym odnaleźć można echa waszej 
wspólnej fascynacji muzyką klasyczną, 
ale też dużo improwizacji. Jak wyglądała 
współpraca na tym polu pomiędzy mu-
zykiem jazzowym a  pianistką osadzo-
ną w realiach klasycznej muzyki współ-
czesnej?

To był bardzo ciekawy czas, ponieważ jako 
kompozytor i  aranżer myślałem, że napi-
szę aranżacje, Basia się ich nauczy i sprawa 
będzie załatwiona. Zdecydowanie się po-
myliłem! Kiedy zaproponowałem kilka po-
mysłów aranżacyjnych, Basia sprowadzi-
ła mnie na ziemię. Powiedziała, że ona nie 
chce iść w stronę jazzową, ponieważ jest ca-
ły piękny świat muzyki minimalistycznej 
i powinniśmy zaaranżować Komedę w ta-

kim kierunku. Tak próbowaliśmy muzycz-
nie się dogadać i  połączyć jazz z  klasyką. 
Nie był to łatwy proces, bo zdarzało się, że 
prosiliśmy się nawzajem o opuszczenie po-
koju z  fortepianem na jakiś czas i  powrót 
po kilku godzinach, jak już koncepcja da-
nego utworu powstała. Każdy wiedział, 
kiedy należy odpuścić swój pomysł, bo nie 
da się go przeforsować, ale dzięki takiej 
współpracy powstał Komeda inny niż do-
tychczas, a więc zrealizowaliśmy swoje za-
mierzenie.

Sam proces aranżacji utworów Komedy na 
tak specyficzną stylistykę i  instrumenta-
rium na pewno nie należał do najłatwiej-
szych. Co było w  tym najtrudniejsze, a  co 
przyniosło ci największą satysfakcję?

Największą satysfakcję dało mi, jako aran-
żerowi, przedstawienie fortepianu preparo-
wanego jako zamiennika jazzowej sekcji ryt-
micznej. Barbara wkładała pomiędzy struny 
fortepianu różne przedmioty, takie jak śrub-
ki, drewniane kołki, plastykowe elemen-
ty, oklejała struny taśmami, w  niektórych 
utworach kładła szklanki na struny. Te róż-
ne przedmioty wpływają na brzmienie forte-
pianu w ten sposób, że słyszymy i fortepian, 
i perkusję jednocześnie. Często dopasowywa-
liśmy preparację do konkretnego utworu. Ja 
dobierałem do tej preparacji jeden z saksofo-

nów, flet lub klarnet tak, aby poszerzyć fak-
turę utworów. Na przykład w Dziecku Rose-
mary wykorzystuję klarnet w  połączeniu 
z elektroniką. Kiedy ja gram temat, używam 
zmienionego brzmienia klarnetu, a  gdy te-
mat przejmuje fortepian, włączam octaver 
i gram akompaniament jako klarnet basowy.

Barbarę Drazkov słyszymy preparującą for-
tepian, ty posługujesz się natomiast zaskaku-
jąco wieloma instrumentami, w tym choćby 
egzotycznym, chińskim fletem nanxiao. 

Umiejętność gry na wielu oryginalnych  
instrumentach daje mi możliwość odkrywania  

zupełnie nowych brzmień, kolorów i przestrzeni  
muzycznych, nawet w prostych melodiach
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Decydując się na duet, postanowiłem użyć jak 
najliczniejszych instrumentów, żeby osiąg-
nąć jak najwięcej różnych brzmień. Z  sza-
fy zabrałem wszystkie instrumenty europej-
skie, na których gram, poza fletem piccolo. Na 
płycie można usłyszeć saksofony soprano-
wy, altowy, tenorowy i barytonowy, klarnet, 
flet poprzeczny oraz chiński flet Nanxiao, na 
którym wykonuję wstęp do utworu z filmu 
Le Départ, także dizi w  utworze Cherry. Tak 
dużą liczbą instrumentów, a  także najróż-
niejszymi technikami wykonawczymi ro-
dem z  muzyki freejazzowej i  współczesnej, 
takimi jak saksofonowe wielodźwięki i slapy, 
chciałem dorównać różnorodności dźwięko-
wej preparowanego fortepianu.

W  twoim instrumentarium szczególnie 
ważne są instrumenty orientalne. Co wno-
szą one do twoich kompozycji?

Umiejętność gry na wielu oryginalnych in-
strumentach daje mi możliwość odkrywa-
nia zupełnie nowych brzmień, kolorów 
i przestrzeni muzycznych, nawet w prostych 
melodiach. Od kilku lat mam przyjemność 
grać w  zespole Milo Kurtisa Milo Ensem-
ble, który łączy w sobie elementy muzyki et-
nicznej z  różnych krajów i  muzyki jazzo-
wej. Tak zacząłem grać na naprawdę wielu 
etnicznych instrumentach dętych. Oprócz 
nanxiao gram na armeńskim duduku, ture-
ckim flecie kaval, chińskich: bawu, dizi, hu-
lusi, hinduskim bansuri oraz irlandzkim 
flażolecie. Zawsze fascynowała mnie muzy-
ka z  różnych części świata. Grając koncerty 
za granicą, jeśli tylko mam czas, odwiedzam 
warsztaty mistrzów instrumentów tradycyj-
nych, a  czasami znajduję różne perełki na 
bazarach i ryneczkach, w wąskich uliczkach 

orientalnych miast. I tak kiedyś w Istambu-
le na Grand Bazar udało mi się kupić fan-
tastyczny flet turecki. Spędziłem tam dwie 
godziny, z  czego 15 minut na sprawdzaniu 
instrumentu, a resztę na targowaniu ceny.
Tych orientalnych brzmień używam rów-
nież w tworzeniu muzyki teatralnej. Więk-
szość z  wymienionych instrumentów po-
jawia się w  muzyce do sztuki pt. MOA, 
zrealizowanej przez Olsztyński Teatr Tań-
ca z choreografią i w reżyserii Gosi Mielech. 
Flet bambusowy można usłyszeć na płycie 
Milo Ensemble Live nagranej w Trójce, a tak-
że na EP-ce Orkiestry Wielkich Bębnów.

Nagranie studyjne utworów Komedy 
w  wykonaniu waszego duetu, które uka-
że się wkrótce na płycie, różni się pod tym 
względem od koncertu zrealizowanego dla 
TVP Kultura, dostępnego na jej stronie in-
ternetowej.

Szkielety aranżacji są te same, ale jako że kon-
cepcja w  części opiera się na improwizacji, 
każdy występ jest niepowtarzalną kreacją. 
Z czasem też zmieniłem instrumenty do nie-
których utworów, np. Ballad for Bernt na pły-
cie w całości jest wykonana na flecie poprzecz-
nym, a utwór Le Départ, po wstępie na flecie 
nanxiao, gram na saksofonie tenorowym.

Jaki jest pełen repertuar płyty?

Dobór utworów przy tak bogatej twórczości 
Komedy to było nie lada wyzwanie. Chcie-
liśmy zagrać te utwory, których lubimy słu-
chać. Stąd na płycie usłyszymy Le Départ, 
Dziecko Rosmary, Ballad for Bernt, Bossa No-
va nr 1 i 2, Cherry, Crazy Girl, Kattorna oraz 
Moja Ballada. �
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Piotr Schmidt International Sextet  
– Komeda Unknown 1967

Nigdy niewykonywane, niedawno odnalezione 

w zapisie nutowym kompozycje Krzysztofa Ko-

medy zawiera nagrany pod przewodnictwem trę-

bacza Piotra Schmidta album Komeda Unknown 

1967. Do jego nagrania powołany został między-

narodowy Piotr Schmidt International Sextet.

Powstałe w 1967 roku utwory, których nie zdążył 

za swojego życia nagrać Krzysztof Komeda, od-

nalazł w archiwach Biblioteki Narodowej w War-

szawie Krzysztof Balkiewicz, prezes Stowarzy-

szenia Opieki nad Spuścizną Krzysztofa Komedy, 

i przekazał je następnie Piotrowi Schmidtowi do 

opracowania oraz pierwszego nagrania. W skła-

dzie nowego zespołu trębacza znaleźli się: Kęstu-

tis Vaiginis (saksofony – sopranowy i tenorowy), 

David Dorużka (gitara), Paweł Tomaszewski (for-

tepian), Michał Barański (kontrabas) i  Sebastian 

Kuchczyński (perkusja) oraz gościnnie amery-

kańscy muzycy - Harish Raghavan (kontrabas) 

i Jonathan Barber (perkusja).

Płyta ukazała się nakładem wydawnictwa SJRe-

cords przy współpracy z niemieckim O-Tone Mu-

sic i miała premierę 24 czerwca.

Patrycjusz Gruszecki Trio  
– Faces

Faces to druga płyta tria Patrycjusza Gruszeckie-

go – trębacza, kompozytora, aranżera i  produ-

centa. Poprzednia - Something About – w  ple-

biscycie czytelników JazzPRESSu i  słuchaczy 

RadioJAZZ.FM została uznana za polską jazzową 

płytę roku 2017. Jednocześnie Patrycjusz Gru-

szecki zwyciężył wtedy w kategorii Polski Jazzo-

wy Wykonawca Roku.

Album Faces nagrało trio: Patrycjusz Gruszecki 

(trąbka, flugelhorn), Kajetan Galas (organy Ham-

monda) i Zbigniew Levandek Lewandowski (per-

kusja). W  jednym utworze gościnnie zaśpiewał 

Janusz Szrom. Płyta zawiera osiem kompozycji 

lidera oraz jedną Zbigniewa Lewandowskiego. 

Okładkę zdobi praca Tatiany Titarenko. „Faces - 

to muzyczny mariaż charakterów, doświadczeń 

oraz marzeń. To czas wyczekiwania, radość spot-

kania, magia tworzenia. To zrodzona w głębi du-

szy myśl - pomnożona jak szczęście, podzielona 

jak ból - na trzy…” - wyjaśnia Patrycjusz Gruszecki.

Wydawcą płyty jest BNB Records. Premierowy 

koncert miał miejsce 30 czerwca w Centrum Kul-

tury Muza w Lubinie.

Pod naszym patronatem
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Korybalski, Traczyk, Zemler  
– Don’t Try

Płyta Don’t Try została nagrana z inicjatywy Łu-

kasza Korybalskiego (trąbka, flugelhorn, syn-

tezator modularny), który połączył siły z  Woj-

ciechem Traczykiem (kontrabas) i  Hubertem 

Zemlerem (perkusja). Jak zapewnia trio, muzyka 

powstała w  procesie kolektywnej improwizacji, 

była nagrywana w jednym pomieszczeniu, z wy-

kluczeniem możliwości edycji dźwięku w  post-

produkcji. Słychać w  niej echa muzyki współ-

czesnej, free jazzu, ambientu czy minimal music.

Łukasz Korybalski tłumaczy, że chodziło o  po-

rzucenie schematów i przyzwyczajeń, dominu-

jących w każdej dziedzinie życia: „Jeżeli w tym, 

co robimy, nic nie zostało z  góry założone, je-

żeli poddajemy się wewnętrznej logice procesu, 

w którym uczestniczymy, możemy nazwać na-

sze działanie «eksperymentalnym». Następują-

ce po sobie zdarzenia są zależne od tak wielu 

zmiennych i tak różnorodnych, nieuświadomio-

nych procesów, że nie sposób je ocenić w kate-

goriach sukcesu lub porażki. Efekt jest zawsze 

zaskakujący”.

Płyta ukazała się 21 czerwca nakładem For Tune.

Artur Małecki & The Creature  
– Widoki

Albumem Widoki debiutuje Artur Małecki & The 

Creature, zwycięzca programu Jazzowy Debiut 

Fonograficzny 2022. „Widoki to przede wszyst-

kim próba wyrażenia energii. W trakcie długiego 

procesu pracy nad płytą towarzyszyło mi silne 

przekonanie, że młodość – nawet jeśli wiąże się 

z pewną naiwnością - zawiera w sobie szczegól-

ną siłę do zmieniania otaczającej nas rzeczywi-

stości, z którą często trudno jest się pogodzić” 

– przybliża ideę dzieła Artur Małecki.

Album zawiera siedem kompozycji lidera i  jed-

ną kolektywną improwizację. W  skład zespołu 

wchodzą: Artur Małecki (perkusja), Michał Af-

tyka (kontrabas i  gitara basowa) i  Przemysław 

Chmiel (saksofony). Trio zdobyło wcześniej dru-

gą nagrodę na Blue Note Poznań Competition 

2021. Prezentowało się też na innych konkur-

sach i festiwalach jazzowych, m.in. na Jazzie nad 

Odrą, Tarnów International Jazz Contest, Krokus 

Jazz Festiwal.

Płyta ukaże się nakładem Fundacji Słuchaj. Pre-

mierowy koncert odbędzie się 9 lipca na scenie 

festiwalu Warsaw Summer Jazz Days.
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Sundial Trio – IV

Mija już osiem lat od pierwszej produkcji Sundial Trio, a zespół 
wciąż ewoluuje. Nazwa grupy, pierwotnie złożona z nazwisk two-
rzących ją muzyków, na dobre przejęła tytuł z  debiutanckiego 
krążka. Skład tworzony najpierw przez Wojciecha Jachnę (trąbka, 
kornet), Grzegorza Tarwida (fortepian) i Alberta Karcha (perku-
sja, instrumenty perkusyjne) na III za sprawą gościnnego występu 
Irka Wojtczaka (saksofon tenorowy i  sopranowy, flet) poszerzo-
no do kwartetu, by na IV powrócić do zestawienia trzyosobowego, 
ale z innym perkusistą – Krzysztofem Szmańdą. Jeszcze szyld, pod 
którym wydawano albumy – ten zmieniał się już trzykrotnie. To 
jednak bardziej aspekty poboczne, najważniejsze różnice dotyczą 
bowiem warstwy muzycznej.
Nie ma wątpliwości, że zespół przez lata wypracował charakte-
rystyczne brzmienie. Szkicowe kompozycje oddające pole kolek-

Alpaka Records, 2022
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Poszczególne elementy znakomitej 
szaty graficznej Macio Morettiego 
mają surrealistyczny charakter, 
a spowijający całość czerwony 
odcień promieniuje silną energią. 
Wszystko to ma odzwierciedlenie 
w muzyce: zróżnicowanej, momentami 
niepokojącej, pozostawiającej  
słuchacza w poczuciu przeżycia  
czegoś niejasnego, ale fascynującego

Jakub Krukowski

tywnej improwizacji, minimalizm 
środków, operowanie ciszą i mgli-
sta aura zdefiniowały styl obec-
ny na kolejnych płytach. Na naj-
nowszej z nich muzyka jest jednak 
gęstsza, bardziej skomplikowana, 
a  przez to jeszcze ciekawsza. Już 
okładka Czwórki, tak inna od po-
przednich, ma w sobie pewną zło-
wrogość. Troje par oczu spogląda 
na odbiorcę ze szczelin formują-
cych rzymską cyfrę odpowiadają-
cą tytułowi płyty. Poszczególne ele-
menty znakomitej szaty graficznej 
Macio Morettiego mają surreali-
styczny charakter, a  spowijający 
całość czerwony odcień promie-
niuje silną energią. Wszystko to 
ma odzwierciedlenie w  muzyce: 
zróżnicowanej, momentami nie-
pokojącej, pozostawiającej słucha-

cza w poczuciu przeżycia czegoś niejasnego, ale fa-
scynującego.
Album rozpoczynają dwie kompozycje Szmań-
dy, wprowadzające nowe barwy do świata Sundial 
Tria. Oniryczna Misy niespiesznie zapowiada jego 
czwartą odsłonę, zaś skoczne Aknakaks kusi do 
kontynuowania tej podróży. Następujące po nich 
cztery pozycje to tajemniczy świat Tarwida. Oleo II 
eksponuje ton Jachny, który za pomocą powraca-
jącego motywu buduje nostalgiczną opowieść. Po-
czątek utworu Materie wypełniają symultanicz-
ne uderzenia perkusji i klawiszy, po chwili jednak 
harmonia rozpada się, tworząc chaotyczne tło dla 
dalszych solowych monologów trąbki.
Sundial IV z  uwagi na tytuł płyty oraz najdłuższy 
czas trwania można traktować jako punkt kulmi-
nacyjny albumu. To wieloczęściowa kompozycja, 
w  której więcej jest konstruktywnych dialogów, 
sprawiająca wrażenie bardziej uporządkowanej. 
Być może zespół świadomiej pokazuje tu swo-
je aktualne oblicze. Ostatni utwór z  repertuaru 
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pianisty – Terpsichore Still przywra-
ca bohaterkę z  dwóch pierwszych 
płyt tria. Tym razem grecka muza 
zdaje się być pogodniejsza niż do-
tychczas, emanuje siłą, nabierając 
w trakcie trwania utworu majesta-
tyczności. Album zamyka kompo-
zycja Jachny, również o mitologicz-
nych konotacjach, Hator. Egipska 
bogini jest posępniejsza niż po-
przedniczka. Tarwid krótkimi, 
mocnymi uderzeniami w  klawi-
sze fortepianu buduje złowieszczy 
nastrój, wzmagany stłumionym, 
transowym rytmem perkusji. Jach-
na zaś niczym niestrudzony bard 
snuje kolejną melancholijną opo-
wieść, kończąc ją jakby w pół zda-
nia, pozostawiając pozytywny nie-
dosyt.
W  recenzji Sundial II, którą mia-
łem przyjemność napisać przed 
pięcioma laty (JazzPRESS – 2/2017), 
pozwoliłem sobie antycypować, 
że potencjał tria daleki jest od wy-
czerpania. IV potwierdza słuszność 
tego założenia. Nie wiem, czy decy-
dując się na współpracę, muzycy 
mieli świadomość, jak daleko ich 
ona zaprowadzi, ale miejmy na-
dzieję, że to jeszcze nie koniec ich 
wzajemnego inspirowania się. Kto 
by się spodziewał, że zainicjowa-
ne przed ośmioma laty spotkanie, 
jak pisał Tomasz Łuczak, „Wojcie-
cha Jachny i  dwóch nieopierzo-
nych młodzieńców”, zapoczątkuje 
jeden z  najciekawszych projektów 
na polskiej scenie jazzowej?  �
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Jaremko Trio – Grow
Mateusz Jaremko, 2022

Jeżeli chcecie poznać Ma-
teusza Jaremkę, to bar-
dzo Was proszę, nie róbcie 
tego na podstawie jego stro-
ny internetowej! Zwłasz-
cza powitalny przydługi cy-
tat tych co mniej odpornych 
na pokłady tandety przy-
prawić może, najdelikatniej 
mówiąc, o  poczucie zaże-
nowania. O  wiele lepszym 
pomysłem jest za to uważ-
ne wysłuchanie płyty Grow, 
która stanowi autorski de-
biut tego wyjątkowo zdol-
nego gitarzysty.
Zespół Jaremki to klasyczne 
jazzowe trio, w którym obok 
lidera występują perkusista 
Antoni Wojnar oraz gita-
rzysta basowy i kontrabasi-
sta Filip Arasimowicz. Nie-
wątpliwie jednak liderem 
składu pozostaje Jaremko, 
wszak zdecydowana więk-
szość kompozycji jest jego 
autorstwa, a  co być może 
nawet ważniejsze, to właś-
nie gitara jest instrumen-

tem na tej płycie wiodącym. 
Jaremko w  swoim graniu 
najchętniej odwołuje się do 
tradycji jazzu skandynaw-
skiego spod znaku efeme-
rycznych nieco dźwięków, 
którymi tak chętnie operu-
je chociażby Jakob Bro. Ja-
remko, wraz z  takimi gita-
rzystami jak Kuba Żołubak 
czy Michał Milczarek, udo-
wadnia, że minimalistycz-
ne i  oszczędne wykorzysta-
nie gitary w  żaden sposób 
nie przynosi mniej atrak-
cyjnych doznań niż upar-
te popisywanie się partiami 
solowymi.
Jego aranżacje pokazują, że 
w muzyce liczy się dla niego 
raczej przestrzeń, a  wirtuo-
zeria opiera się na nieszablo-
nowym zagospodarowaniu 
przestrzeni dźwiękowej. Ta-
kie podejście do materii mu-
zycznej naprawdę bardzo mi 
się podoba, choć przyznać 
też trzeba, że Jaremko jako 
gitarzysta ma chyba również 
swoje drugie oblicze, któ-
re raz na jakiś czas docho-
dzi do głosu. Dobrym tego 
przykładem są zwłaszcza 
dwa utwory, które na płycie 
Grow się znalazły – Blue C 
in the Sky oraz Castles Made 
of Sand autorstwa Jimie-
go Hendrixa. W pierwszym 
z  nich słychać naprawdę 
sporo rasowego frazowania, 

które mieściłoby się gdzieś 
pomiędzy wrażliwościami 
Kenny’ego Burrella i Stevie-
go Ray Vaughana, gdyby ten 
drugi jak każdy porządny 
człowiek grał więcej jazzu 
niż efekciarskiego bluesa.
Jaremko w  takiej stylisty-
ce jest znakomity, ten utwór 
zawiera w  sobie moim zda-
niem najciekawszą (!) so-
lową partię gitary, jaką sły-
szałem w  polskim jazzie od 
dobrych paru lat, lecz kom-
pozycja ta zupełnie nie pasu-
je do całości płyty. To samo 
powiedzieć można o  wspo-
mnianym już Castles Made 
of Sand – Jaremko w  tych 
bardziej rockowych, „zfuz-
zowanych” odjazdach rów-
nież jest po prostu świetny, 
lecz utwór ten nieco wybija 
z  narracji płyty, powoduje, 
że choć sam w sobie jest bar-
dzo dobry, to w odbiorze ca-
łości płyty stanowi pewien 
nieprzyjemny zgrzyt.
Grow słucha się naprawdę 
nieźle, a tym, co rzuca się po 
prostu w uszy, jest ogromna 
swoboda i  pewność w  grze 
każdego z  instrumenta-
listów. Pojedynczo każdy 
utwór jest ciekawie skompo-
nowany, jednak jako całości 
nieco brakuje tej płycie kon-
sekwencji. Trop ascetycz-
nego i  minimalistycznego 
grania jest jak najbardziej 
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Sławek Jaskułke  
– Europa 67/21
Narodowe Centrum Kultury, Sła-
wek Jaskułke, Program 2 Polskiego 
Radia, 2021

Europa 67/21 w  dyskografii 
Sławka Jaskułkego jest al-
bumem szczególnym. Pia-
nista skupia się niemal 
wyłącznie na twórczości so-
lowej (ma już dziewięć ta-
kich pozycji), eksplorując 
różne barwy brzmienia for-
tepianu. By odnaleźć jego 
ostatnią kolektywną pro-

godny rozwinięcia, które 
chyba jednak nie powinno 
polegać na „wrzuceniu” raz 
na jakiś czas utworu z  in-
nej stylistyki – niezależnie 
od tego, jak dobrze byłby za-
grany. Tak czy inaczej – przy 
nieco większej kompozytor-
skiej uwadze i  czujności Ja-
remko Trio ma w  istocie 
wszystko, by stać się absolut-
nie topowym zespołem. �

Jędrzej Janicki

obu towarzyszy zupełnie 
inny kontekst. „Ta poezja 
naprawdę była przytłaczają-
ca, smutna, a ja nie chciałem 
uzyskać efektu końcowego, 
który byłby oparty na tych 
samych emocjach”, wyznał 
pianista w  podcaście Naro-
dowego Centrum Kultury 
Audycje Kulturalne. Zamiast 
rozliczeń z  przeszłością au-
tor zachęca do refleksji nad 
teraźniejszością i drogą, jaką 
nasz kraj obierze w przyszło-
ści, jak twierdzi: „wchodzi-
my w zakręt historyczny, nie 
wiadomo, jak się ten zakręt 
zakończy”.
Na płycie znalazły się ponad-
czasowe utwory Miłosza, Her-
berta i  Szymborskiej, ale też 
silnie osadzony w historycz-
nym kontekście tekst Tade-
usza Różewicza Zostawcie 
nas. Jak stwierdził Jaskuł-
ke, „jest to być może ta polska 
perspektywa”, nic tak prze-
cież nie zdeterminowało na-
szej tożsamości jak wojenna 
trauma oraz jej konsekwen-
cje. Inna sprawa, że w  naj-
czarniejszych koszmarach 
pianista nie przewidywał, 
że widmo wojny, tak odległej 
w  przywołanym wierszu, 
nagle powróci... Pewnym 
kontrapunktem dla nostal-
gii wybranych poematów 
jest utwór Kazimierza Prze-
rwy-Tetmajera Szukam Cię, 

dukcję, trzeba się cofnąć do 
2018 roku i nagranej w seks-
tecie płyty Komeda Recom-
posed. To wspomnienie jest 
tym właściwsze, że również 
najnowszy projekt odwołu-
je się do twórczości wielkie-
go kompozytora.
W obu przypadkach Kome-
da jest tylko punktem wyj-
ścia do autorskich poczy-
nań pianisty. Europa 67/21 
nawiązuje do opus mag-
num Trzcińskiego – Meine 
Süsse Europäische Heimat, 
które nagrał dla Joachima 
Berendta w  1967 roku. Le-
gendarny propagator jazzu 
zlecił Polakowi napisanie 
muzyki towarzyszącej re-
cytacji poezji na potrze-
by cyklu Jazz und Lyrik. Do-
konany przez kompozytora 
wybór wierszy sprawił, że 
płyta okazała się rozlicze-
niem ze „straconym poko-
leniem”, jednocześnie bę-
dąc formą pożegnania ze 
„słodką europejską ojczy-
zną” przez wyjazdem za oce-
an. 54 lata później Jaskuł-
ke zrealizował analogiczne 
nagranie, by tym razem 
zobrazować „współczesny, 
muzyczny świat Europy wi-
dzianej z  polskiej perspek-
tywy”.
Nie ma tu mowy o  inter-
pretowaniu starszego dzie-
ła przez młodsze, bowiem 
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będący szczerym miłosnym 
wyznaniem. Z pewnością od-
najdywanie takiego jak tu 
piękna jest teraz wszystkim 
niezwykle potrzebne.
Do realizacji projektu piani-
sta zaprosił młodych, ale już 
doskonale znanych muzy-
ków: Emila Miszka (trąbka), 
Piotra Chęckiego (saksofon 
tenorowy), Adama Żuchow-
skiego (kontrabas) oraz 
Sławka Koryzno (perkusja), 
a  także łagodzący szorst-
kie jazzowe solówki zespół 
smyczkowy Neo Quartet. 
Równorzędną rolę odgrywa 
jeszcze odpowiadający za re-
cytację Tomasz Borkowski.
„Bardzo ważne, żeby dać sło-
wu wybrzmieć, po to, żeby 
sens wybrzmiał, a nie muzy-
ka”, scharakteryzował posta-
wione przed nim zadanie Ja-
skułke. Trzeba przyznać, że 
doskonale sobie z  nim po-
radził, co imponuje w  obli-
czu jego solowych sukcesów. 
Lider nie gubi charaktery-
stycznego tonu, dając przy 
tym wybrzmieć innym in-
strumentom. Ich gra prze-
de wszystkim buduje jednak 
nastrój dla słowa, które za-
wsze pozostaje w centrum. To 
ważne, gdyż prawda zawarta 
w tych strofach jest zaskaku-
jąco aktualna. �

Jakub Krukowski

Unleashed Coopera-
tion – 8 Years
Multikulti Project, 2022

W  cieniu scenicznych re-
flektorów, gdzieś zupełnie 
na uboczu i  bez większego 
zainteresowania medialne-
go również rodzą się talenty. 
Nikt nie robi z nimi wywia-
dów, nie umieszcza w  nie-
zwykle prestiżowych i jakże 
ważnych corocznych podsu-
mowaniach typu „nadzie-
ja roku”, a muzyczni znawcy 
ich po prostu ignorują, wy-
kazując się tym samym raz 
po raz swoją głęboką nie-
kompetencją. A  potem nag-
le w  sposób zgoła cudow-
ny wręcz okazuje się, że tego 
typu wykonawcy i  zespoły 
nagrywają płyty nie gorsze 
(a być może i  lepsze!) niż te 
nadęte oczekiwaniami „eks-
pertów” gwiazdy, gwiazdki 
i  gwiazdeczki (bez nazwisk 
oczywiście). Przykładem ze-
społu, który w  pełen gra-
cji i elegancji sposób wycho-
dzi właśnie ze strefy cienia, 

jest poznański kwintet Unle-
ashed Cooperation.
Przez osiem lat zdarzyć 
się może naprawdę wiele, 
szmat czasu, jak powiedzia-
łaby moja babcia, przez tyle 
lat to nawet diabłu łeb moż-
na ukręcić. Nie wiem, czy aż 
tak odważne przedsięwzię-
cia podejmowali panowie 
z  Unleashed Cooperation, 
jednak przez ten czas w ich 
życiu zaszło na pewno wie-
le zmian, a oni sami dojrze-
li – jako ludzie i jako artyści. 
Nie piszę o  tym w  przypły-
wie egzystencjalnego na-
tchnienia, lecz to właśnie 
owe różnorakie zmiany sta-
ły się inspiracją dla nagra-
nia debiutanckiego albu-
mu, który zatytułowany jest 
właśnie 8 Years. W warstwie 
kompozycyjnej prym wie-
dzie saksofonista Krzysz-
tof Kuśmierek, jednak naj-
większe wrażenie wywarł 
na mnie pianista Patryk 
Matwiejczuk. Ten stosun-
kowo mało znany na pol-
skiej scenie jazzowej muzyk 
gra w  sposób pełen napię-
cia, a  jego fraza, choć zbu-
dowana raczej z dobrze zna-
nych wszystkim dźwięków, 
dzięki specyficznemu „ner-
wowi” brzmi zaskakująco 
wręcz świeżo.
Ogromne słowa uznania 
należą się również sekcji 



24|	 Płyty / Recenzje	

rytmicznej, którą współ-
tworzą znany chociażby ze 
znakomitego tria Kwaśny 
Deszcz perkusista Stanisław 
Aleksandrowicz oraz kon-
trabasista Flavio Gullotta, 
który grał zresztą również 
na autorskim debiucie Alek-
sandrowicza, zatytułowa-
nym Teoria względności (re-
cenzja – JazzPRESS nr 6/2022). 
Współpraca tych trzech mu-
zyków (Matwiejczuka, Alek-
sandrowicza i  Gullotty) 
wybrzmiewa po prostu do-
skonale. Poszczególne in-
strumenty wzajemnie się 
przeplatają i dopełniają, uka-
zują, jak prawdziwie zespo-
łową robotą może być granie 
w jazzowym składzie.
Nieco, ale tylko nieco, sła-
biej wypadają soliści – wspo-
mniany już saksofonista 
Krzysztof Kuśmierek oraz 
trębacz Patryk Rynkiewicz. 
Ich partie są oczywiście jak 
najbardziej poprawne i  pro-
fesjonalnie zrealizowane, 
jednak pewna schematycz-
ność słyszalna zwłaszcza we 
fragmentach solowych jest 
prawdopodobnie najsłab-
szym punktem tej naprawdę 
dobrej płyty.
Dobrze by było, gdyby 8 
Years Unleashed Coopera-
tion nie zginęło w  zalewie 
lepiej marketingowo wy-
promowanych nagrań, bo 

Holland Baroque, 
Bastarda Trio  
– Minne
Pentatone, 2022

Bastarda Trio (Paweł Szam-
burski – klarnet, Tomasz 
Pokrzywiński – wiolon-
czela, Michał Górczyń-
ski – klarnet kontrabaso-
wy) nie zwalnia tempa. Po 

na poziomie stricte muzycz-
nym płyta ta broni się na-
prawdę dobrze. Jedyne, cze-
go jej brakuje, to być może 
pewnego skrajnie charakte-
rystycznego rysu, który stał-
by się swego rodzaju ele-
mentem odróżniającym ten 
właśnie zespół od innych. 
No i  mieć mogę tylko na-
dzieję, że zmienne losy ar-
tystycznego świata nie po-
krzyżują dalszej aktywności 
tego zespołu i że na następ-
cę 8 Years nie przyjdzie nam 
czekać osiem długich lat. �

Jędrzej Janicki 

znakomitych ubiegłorocz-
nych produkcjach Fado i Ko-
łowrót zespół nagrał kolej-
ną fascynującą płytę – Minne. 
Wszystkie wskazane albumy 
(jak też czekająca na premie-
rę Tamoj) są koprodukcjami, 
z  których opisywana wyda-
je się szczególna, polska gru-
pa połączyła bowiem siły ze 
światowej sławy zespołem 
Holland Baroque.
Poza niewątpliwą renomą 
międzynarodowej forma-
cji wyjątkowe jest też to, że 
obie grupy łączy wspólny 
instrumentalista – Tomasz 
Pokrzywiński. Kiedy wrę-
czył on Judith Steenbrink 
(skrzypce) album Bastardy 
Ars Moriendi, kierownicz-
ka Holland Baroque mo-
mentalnie zdecydowała się 
na wspólne nagranie. Ra-
zem z  siostrą Tineke (orga-
ny, harfa, akordeon, har-
monium) zabrały się za 
opracowanie materiału do 
nagrania, którym miała być 
twórczość średniowiecznej 
mistyczki Hadewijch.
Finalnie inspiracje poszerzy-
ły się też o inne postacie – św. 
Agatę, Hildegardę z  Bingen 
czy renesansowych kompo-
zytorów Giovanniego Pierlu-
igię da Palestrinę, Melchio-
ra Francka oraz Heinricha 
Isaaca. Niemniej to właśnie 
brabancka mniszka jest 
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zawieszoną pomiędzy ra-
dością uczucia a bólem nie-
możności jego konkrety-
zacji. Świetnie wprowadza 
w  ten nastrój otwierający 
album Gaude, który po na-
strojowym początku prze-
kształca się w  niepokojącą 
pogoń dźwięków.
Jak wspomniałem, Minne 
jest projektem zapoczątko-
wanym przez Holland Ba-
roque i choć muzycy Bastar-
dy aktywnie brali udział 
w  procesie twórczym, to 
musieli niejako podporząd-
kować się poczynaniom ini-
cjatorów. Zdaje się jednak, 
że polscy muzycy zrobili to 
bardzo świadomie i  trud-
no zarzucić im wyzbycie 
się prawa do własnego gło-
su. Kameraliści wyznacza-
ją kierunki muzyki, a  trio 
doskonale ją ubarwia, co 
w efekcie sprawia wrażenie 
organicznego połączenia 
obu formacji. Niezwykłe, 
jak ten 14-osobowy, eklek-
tyczny skład wpasował się 
w  średniowieczny repertu-
ar. O  ile Polacy udowadnia-

li już, że improwizacja może 
znakomicie rozwijać estety-
kę wieków średnich, o  tyle 
dla czerpiącego z  baroko-
wego instrumentarium ko-
lektywu było to już mniej 
oczywiste. Wielkie uznanie 
należy się dla Judith Steen-
brink – aranżerki większo-
ści materiału.
Dla Holland Baroque Minne 
to kolejna produkcja ugrun-
towująca ich w  gatunku, 
który na co dzień wykonują. 
W przypadku Bastarda Trio 
zaś album ten może istotnie 
poszerzyć grono odbiorców, 
daleko poza estetykę, z którą 
zespół jest kojarzony. Rów-
nież nagranie pod szyldem 
prestiżowej oficyny Penta-
tone daje szansę na większy 
zasięg dystrybucji. Warto, 
żeby nowatorskie podejście 
i kreatywność polskiego tria 
trafiły do jak najszerszej 
widowni, jest ono bowiem 
wspaniałym świadectwem 
bogactwa naszej rodzimej 
kultury. �

Jakub Krukowski

główną bohaterką Minne, 
a  różnorodny repertuar ma 
pomóc w  oddaniu przesła-
nia jej intrygujących tekstów. 
Już tytułowe hasło odnosi do 
szczególnej wykładni Hade-
wijch. W staroholenderskim 
dialekcie oznacza ono „mi-
łość”, co autorka łączy z  wy-
rażeniem „orewoet” tłuma-
czonym jako „pragnienie”. 
Jej pieśni przepełnia właśnie 
tęsknota za fizycznym odczu-
waniem Boga, motywowa-
nym ekstatycznym do niego 
uczuciem. To bardzo odważ-
ne przemyślenia, nie tylko jak 
na XIII-wieczną twórczość, 
ale filozofię religijną w  ogó-
le. Opisy miłości wypełniają 
niemalże całą twórczość mi-
styczki. Są one bardzo bar-
wne, więc muzyczne obrazy 
musiały być różnorodne.
Mamy tu poetyckie, subtel-
ne melodie jak Te laudant 
czy Orewoet, ale też mgliste 
i  pełne napięcia Nigra sum 
czy Spiritus sanctus. Artyści 
świadomie operują skrajny-
mi emocjami, chcąc przy-
bliżyć nieokiełznaną duszę, 
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Krzysztof Herdzin 
& Robert Majewski 
– Heart to Heart
Agora, 2022

Płyta Heart to Heart, sygno-
wana nazwiskami dwóch 
rodzimych czempionów – 
Krzysztofa Herdzina i Rober-
ta Majewskiego – mogłaby 
być kameralnym, akustycz-
nym, ascetycznym spotka-
niem muzycznych kompa-
nów. Coś jak w  przypadku 
Jarretta i  Hadena – chwilą 
zatrzymania i  odtrutką na 
trudne, głośne czasy. I otwie-
rające, otulające od pierw-
szych dźwięków New Life 
taką wizję realizuje, tyle że 
potem charakter krążka dia-
metralnie się zmienia.
Nie znaczy to jednak, że 
muzyka rozczarowuje czy 
obniża loty. Po prostu od Lo-
oking Up ta płyta to istny ty-
giel różnych dźwiękowych 
światów, gdzie swoim am-
bicjom kompozytora, aran-
żera, multiinstrumentali-
sty i producenta upust daje 

napędowa siła tego projek-
tu – Krzysztof Herdzin. We 
wspomnianej, drugiej w ko-
lejności kompozycji za spra-
wą egzotycznie pobrzmie-
wających perkusjonaliów 
i  sampli, pośród zmiennej 
harmonii, pogmatwanej ryt-
miki przenosimy się w  kli-
maty stanowiące niegdysiej-
szy rezerwuar grupy Pata 
Metheny’ego (niektóre roz-
wiązania są jawnie inspiro-
wane muzyką Pat Methe-
ny Group z okresu Speaking 
of Now, kiedy to do grupy 
dołączył trębacz). Sample 
zaś przywołują jeszcze inne 
wspomnienie, a mianowicie 
Awakening of a Woman The 
Cinematic Orchestra. I  choć 
brzmi to znajomo, to na pol-
skim rynku byłbym skłonny 
nazwać to pewnym novum.
Mantra G to już rejony nie-
mal muzyki filmowej, spo-
kojne, refleksyjne, z  poja-
wiającymi się w  połowie 
pompatycznymi bębnami, 
dzięki którym w  przedziw-
ny sposób przypominam so-
bie aranżerskie zabiegi Pe-
tera Gabriela. Black Hole, 
czyli Czarna Dziura, to bar-
dziej ponury numer z  ba-
sowym pulsem (Robert Ku-
biszyn), niemal rockową 
motoryką, oldschoolowymi 
brzmieniami klawiszy (ko-
jarzę je właśnie z  rejonów 

bardziej prog rockowych) 
i  solówką Majewskiego, któ-
ry z takim chropawym, elek-
tronicznym soundem móg-
łby spokojnie grać z  Pink 
Freudami. Przedostatni Si-
syphus to ponowne zanu-
rzenie się w  filmowym, no-
stalgicznym sosie, kolejna 
dawka harmonicznych sko-
jarzeń z  pewnym gitarzy-
stą z  Missouri, dla Rober-
ta Majewskiego –  idealne 
pole do melancholijnej, nie-
spiesznej narracji. Finałowe 
At Dawn do palety barw włą-
cza klarnet basowy (też Her-
dzina), by w  krótkim cza-
sie od newage’owego wstępu 
przejść w energetyczny jam – 
ponownie napędzany basem 
Kubiszyna, jak i perkusjona-
liami „lidera”, który też tutaj 
śmielej rozkręca się na forte-
pianie.
Okazuje się, że Herdzin i Ma-
jewski, mimo niebagatelne-
go stażu i  odpowiedniej re-
nomy, są nadal skłonni do 
międzygatunkowych podró-
ży i  kreatywnego bawienia 
się dźwiękami, szkołami, 
koncepcjami. Ich duża świa-
domość muzyczna i  przy-
wiązanie do wysokiej ja-
kości produkcji na Heart to 
Heart owocują sześcioma 
świeżymi utworami, z  któ-
rych każdy na dobrą spra-
wę mógłby stanowić bodziec 

http://radiojazz.fm/o-nas/audycje/item/715-muzyka-ktora-leczy-maciej-nowotny
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do nagrania oddzielnych al-
bumów o  podobnej stylisty-
ce. Mimo tego zróżnicowa-
nia całokształt propozycji 
jest spójny i frapujący. I  jeśli 
nawet nie jest to wspomnia-
na przeze mnie na początku 
stonowana płyta akustycz-
na, to Heart to Heart pozwala 
się wyluzować, pobawić sko-
jarzeniami, zatęsknić za ta-
kim „nieoczywistym”, wie-
lowątkowym podejściem do 
jazzowej materii, no i  rzecz 
jasna, raz jeszcze docenić 
atuty rodzimych gwiazd. 
Taka staranna, przemyślana, 
wysokich lotów, a jednocześ-
nie niedystansująca odbior-
cy płyta w  barwach zagra-
nicznej wytwórni byłaby 
hitem. A  tu, niezależnie jak 
będzie, zasługuje na należy-
tą uwagę. Weźcie sobie Pań-
stwo te słowa o Heart to He-
art do serca! �

Wojciech Sobczak-Wojeński

Paweł Palcowski 
Quintet – Influences
SJ Records, 2022

„Kompozycje zawarte na 
płycie są jego (lidera – 
przyp. WSW) autorstwa 
oraz stanowią przedmiot 
rozprawy doktorskiej pod 
tytułem Różnorodne oblicza 
jazzu akustycznego w  kon-
tekście muzyki XXI wieku. 
To brzmi ambitnie, praw-
da? Na szczęście nie jest 
tak, że Influences kwinte-
tu trębacza Pawła Palcow-
skiego wieją akademicką 
skrupulatnością czy nudą. 
To zbiór sześciu klasycznie 
brzmiących bebopowych 
lub/i neobebopowych form, 
w  których odnaleźć moż-
na to, za co wielu z nas lubi 
muzykę jazzową, pojmowa-
ną zgodnie z  takimi styli-
stycznymi określeniami.
Są współdzielone tematy 
trąbkowo-saksofonowe (Ja-
rosław Bothur), gęste par-
tie solowe fortepianu (Kaje-
tan Borowski), rozkręcona 

sekcja (Maciej Kitajewski na 
basie i  Arek Skolik na bęb-
nach). Z  pewnością braku-
je mi naukowego warsztatu, 
by stuprocentowo przeana-
lizować zawartość muzycz-
ną, przypisać konkretne 
elementy do już zdefiniowa-
nych, znanych teoretykom 
i  historykom muzyki pojęć, 
ale „czucie i  wiara silniej 
mówi do mnie niż mędrca 
szkiełko i  oko”. Więc jako 
z  lekka staroświecki słu-
chacz powiem, że brzmi to 
bardzo rasowo i bardzo zna-
jomo. Gdyby nie produk-
cja, której jakość sugeruje, 
że mamy do czynienia z na-
graniem współczesnym, 
można by te solidne, main-
streamowe dźwięki osadzić 
gdzieś na początku drugiej 
połowy XX wieku, ale – co 
stanowi komplement –  bez 
wstydu na półce pośród tych 
największych.
Owszem, kiedyś wymagało 
to nie tylko wirtuozerii, ale 
kreatywności i  oryginalno-
ści, by nowe prądy tworzyć, 
rozwijać je, przesuwać for-
malne granice, ale dziś wy-
maga i  tak talentu i  war-
sztatu, by w  tych dawnych, 
sprawdzonych konwencjach 
poruszać się płynnie. Uda-
je się to bezbłędnie kwinte-
towi Palcowskiego, co udo-
wadnia odnalezioną kiedyś 

http://radiojazz.fm/o-nas/audycje/item/715-muzyka-ktora-leczy-maciej-nowotny
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Janusz Skowron  
– Polish Radio Jazz 
Archives Vol. 35
Polskie Radio, 2022

Janusz Skowron zawsze 
był dla mnie postacią cie-
kawą, bo facet pojawia się 
na ogromnej liczbie płyt 
na mojej półce (a  jak ktoś 
ma większą, zasobniej-
szą, to i  Skowrona pewnie 
na niej więcej) – począw-
szy od młodzieńczych uko-
chanych, a  cokolwiek nie-
jazzowych LP 3 Lady Pank 
(1986) czy Obywatel G.C. 
(1986) solowego Grzegorza 
Ciechowskiego przez płyty 
z Tomaszem Stańką, String 
Connection – i to, rzecz jas-
na, nie koniec! Wydaw-
ca omawianego tu krążka 
mówi o 72 płytach z udzia-
łem tego pianisty, co po-
twierdza konstatację, że był 
wziętym i elastycznym mu-
zycznym partnerem, biorąc 
pod uwagę rozrzut styli-
styczny i wagę tych projek-
tów. Spektrum jego moż-

liwości próbuje ambitnie 
uchwycić właśnie ów wspo-
mniany krążek – kolejna 
odsłona serii Polish Radio 
Jazz Archives – na którym 
skrzy się od gwiazd rodzi-
mego jazzu.
Kwartety Kazimierza Jonki-
sza, Zbigniewa Namysłow-
skiego, Piotra Wojtasika, 
przywołane String Connec-
tion, składy Tomasza Stańki 
(Freelectronic, kwartet, duet 
trąbka-fortepian), ale i włas-
ne Janusz Skowron Band to 
przedstawiane tu zespoły, 
w  których bohater wydania 
błyszczy –  zachwyca piani-
styczną erudycją i „zwinnoś-
cią” w  zakresie odnajdywa-
nia się w różnych jazzowych 
estetykach i  zespołowych 
kontekstach. Ważny wkład, 
który wnosił do rozlicznych 
muzycznych przedsięwzięć, 
doskonale udowadniają wy-
selekcjonowane tutaj na-
grania, w  których Skowron 
nie jest sprowadzony do roli 
drugoplanowej, a jego umie-
jętności rasowego impro-
wizowania, jak i  zmyślnego 
akompaniowania – przy jed-
noczesnym niekombinowa-
niu z brzmieniami klawiszy 
– są mocno eksponowane.
Głównym walorem tego al-
bumu jest fakt, że jest to 
kompilacja nagrań radio-
wych z lat 1981-1998, w dużej 

przeze mnie na serwisie Yo-
uTube opinię, że muzyka 
jest, spośród rzeczy dostęp-
nych człowiekowi, najbliż-
szą wehikułowi czasu. Je-
śli zatem ktoś odczuwa chęć 
zanurzenia się w  starym, 
dobrym jazzie, ale niebę-
dącym dixie czy swingiem, 
a  charakterną, zadziorną 
klubową grą, to Influences są 
dla niego.
Kończąc, wspomnę tylko, że 
finałowy, a  zarazem tytu-
łowy utwór jest moim ulu-
bionym – może najdalej od 
hardbopu, chyba bliżej fun-
ku, no i ten słodkawy, retro 
wurlitzer… Tak czy siak – to 
powrót do przeszłości, ale 
niosący w  przedziwny spo-
sób świeżość. �

Wojciech Sobczak-Wojeński

http://radiojazz.fm/o-nas/audycje/item/337-pod-prad


JazzPRESS, lipiec-sierpień 2022        |29

mierze dotychczas niepub-
likowanych na płytach, ale 
co warto podkreślić – to ka-
pitalnie wyselekcjonowa-
na kompilacja. I  mówię tu 
nie tyle o „merytorycznym” 
wyborze treści, co o  sposo-
bie ich prezentacji. Utwo-
ry są tak przytomnie, z cie-
kawą dynamiką ułożone, 
że mamy wrażenie spójno-
ści, a  nie swoistego „ska-
kania”, co bywa niemałym 
zagrożeniem przy takich 
„przekrojówkach”. Powsta-
ło nam takie wydanie „the 
essential” Janusza Sko-
wrona, prezentujące jego 

różne oblicza, w  godnej 
oprawie (w booklecie otrzy-
mujemy garść wspomnień 
od muzycznych, nobliwych 
współpracowników piani-
sty) i w bardzo zadowalają-
cej jakości dźwięku.
Dobrze, że stosunkowo 
krótko po śmierci arty-
sty takie résumé powstało. 
Może będzie to bodźcem do 
dalszych eksploracji jego 
wielowątkowej twórczości? 
Phil Collins, też uniwersal-
ny i mocno rozchwytywany 
sideman, wydał niedawno 
czteropłytowy zestaw Plays 
Well with Others (2018), któ-

ry dokumentuje jego roz-
liczne (ale też nie wszyst-
kie przecież) współprace. 
Widziałbym taki box Ja-
nusza Skowrona – od popu 
i rocka po jazz – ten main-
streamowy, bardziej eks-
perymentalny i  różnego 
kalibru fusion. Patrząc na 
to, z  jakim znawstwem te-
matu stworzono omawia-
ną tu kompilację Polskie-
go Radia, pokładałbym 
w  „większym” lub długo-
falowym projekcie wielkie 
nadzieje. �

Wojciech Sobczak-Wojeński

A U T O P R O M O C J A

http://radiojazz.fm/
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Jerzy Mazzoll – Być
Wytwórnia Krajowa, 2022

Jerzy Mazzoll przez ponad 
trzy dekady artystycznej 
aktywności dał się poznać 
jako artysta niezwykle 
wszechstronny i  orygi-
nalny – jedna z  czołowych 
postaci „rewolucji yasso-
wej”, twórca koncepcji ar-
hythmic perfection i  eks-
perymentator pojawiający 
się w  niezliczonych skła-
dach i  różnych konwen-
cjach stylistycznych. Być 
to pierwsza od wielu lat so-
lowa płyta artysty, która 
może zaskoczyć słuchaczy 
swoim spokojem, melodyj-
nością i  miejscami wręcz 
tanecznym rytmem. Myślę 
jednak, że to zaskoczenie 
jest tylko pozorne.
Już na debiucie grupy 
Mazzoll & Arhythmic Per-
fection – płycie a (1995), czy 
na albumie Single 3 (2000) 
nie brakuje świetnych me-
lodyjnych tematów, tyle 
że podanych w  zupełnie 

innej formie. Okazuje się 
więc, że najnowszy album 
Mazzolla nie tyle jest total-
ną przewrotką stylistyczną, 
co konsekwentną konty-
nuacją poszukiwań rozpo-
czętych wiele lat wcześniej. 
Jak deklaruje sam artysta, 
„ta płyta powstała z  prag-
nienia spokoju i  piękna, 
których w  ostatnich latach 
mogę na nowo doświad-
czać”. W zasadzie to zdanie 
mogłoby wystarczyć za całą 
recenzję albumu, bo właś-
nie spokojem i  pięknem 
emanuje muzyka zawarta 
na płycie.
Być śmiało można nazwać 
albumem kontemplacyj-
nym, wypełnionym mu-
zyką pełną przestrzeni, 
delikatną, skupioną na me-
lodii i  rytmie. Klarnety li-
dera grają tu bezdyskusyj-
nie pierwszoplanową rolę, 
ale bez towarzyszących mu 
muzyków taki efekt koń-
cowy nie byłby możliwy 
do osiągnięcia. Współauto-
rem materiału i  producen-
tem płyty jest Michał Sztu-
romski, odpowiedzialny za 
aranżacje, programowa-
nie elektroniki i  sampling, 
grający na gitarach, synte-
zatorach oraz perkusjona-
liach. Szturomski dokonał 
także nagrań terenowych 
wykorzystanych na płycie. 

W  większości utworów po-
jawiają się Franciszek Po-
spieszalski na kontrabasie 
oraz Miłosz Wośko na forte-
pianie i organach. W nagra-
niach wzięli także udział  
Igor Nikiforow (perkusja), 
Artur Chaber (instrumenty 
perkusyjne) i  Piotr Macha-
łowski (gitara basowa).
Słuchaczom przyzwyczajo-
nym do Mazzolla grające-
go bezkompromisowe free 
Być wydać się może pły-
tą zbyt uładzoną. Rytmicz-
ne, elektroniczne podkłady 
i niezwykle subtelna gra li-
dera na klarnecie to zde-
cydowanie inny krajobraz 
dźwiękowy niż ten, do któ-
rego artysta nas przyzwy-
czaił. Kluczowe moim zda-
niem jest jednak to, że ani 
przez moment nie mamy 
wątpliwości, że słuchamy 
niezwykle doświadczonego 
artysty, że możemy poczuć 
to, co chce nam, słucha-
czom przekazać – emocje, 
uczucia i  myśli Jerzego 
Mazzolla, który zatęsk-
nił za prostotą, oddechem, 
spokojem. Myślę, że dziś 
wszyscy tego potrzebujemy 
– zachęcam więc, aby sięg-
nąć po płytę i  spróbować 
chociaż przez te niespełna 
45 minut BYĆ. �

Piotr Rytowski
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Ksawery Wójciński 
– Tower of Pressure
Antenna Non Grata, 2022

Stara legenda Czirokezów 
głosi, że wewnątrz każde-
go z nas odbywa się strasz-
liwa walka dwóch wilków, 
z których jeden symbolizu-
je tę „ludzką” i dobrą stronę 
człowieka, a drugi tę stronę 
najmroczniejszą. Ta sama 
legenda jest również nie-
ustającym źródłem inspi-
racji dla mniej lub bardziej 
trafionych memów i  być 
może jest ona również spe-
cyficznym kluczem do zro-
zumienia najnowszej pły-
ty Ksawerego Wójcińskiego, 
zatytułowanej Tower of 
Pressure.
Podstawę płyty stanowią 
dźwięki kontrabasu, bo 
trudno partie te nazwać 
strukturami czy, o  zgro-
zo!, melodiami. Raz na ja-
kiś czas dźwięki te wzbo-
gacane są frazami trąbki, 
za które odpowiedzialny 

jest brat Ksawerego – Mau-
rycy. Tylko tyle i  aż tyle 
dostajemy w  bezpośred-
nim zetknięciu z  tą moc-
no awangardową zagadką. 
I tak naprawdę w tym miej-
scy pojawiają się te dwa 
wspomniane wilki – jedne-
mu na imię Intelekt, a dru-
giemu Intuicja. Oba wska-
zują nam, w  jaki sposób tę 
płytę i  w  ogóle tego typu 
muzykę możemy rozumieć.
Podejście intelektualne za-
kłada, że owe muzyczne 
skrawki i  fragmenty są je-
dynie podstawą dla dal-
szej, aktywnej, działalno-
ści słuchacza. Jako odbiorcy 
zmuszeni jesteśmy w  spo-
sób czynny uczestniczyć 
w  akcie powstawania mu-
zyki. Muzyk w  takiej sytu-
acji prowadzi swoistą grę 
ze słuchaczami, podrzu-
ca jedynie pewne tropy, 
wskazówki, natomiast re-
konstrukcja całości i  wy-
pełnienie treścią zależne 
są w istocie od inwencji od-
biorcy. W  ten sposób płyta 
staje się dziełem potencjal-
nie nieskończenie bogatym 
znaczeniowo – wszak każdy 
z  nas stworzyć może swoją 
autonomiczną i  indywidu-
alną interpretację.
Drugi wilk, ten o imieniu In-
tuicja, w odpowiedzi na tyra-
dę tego pierwszego pomyśli 

sobie prawdopodobnie coś 
takiego: „walić to, ja po prostu 
słucham dźwięków”. Przy ta-
kim podejściu cała nadbu-
dowana nad danymi dźwię-
kami interpretacja okazuje 
się po prostu zbyteczna i być 
może zakłócająca nawet 
pierwotną radość z  obco-
wania z  dźwiękiem. Właś-
nie, przecież wszelka melo-
dia oraz ustrukturyzowanie 
utworu jest jakiegoś rodza-
ju obróbką i  konstrukcją, 
która unicestwia możliwość 
bezpośredniego transferu 
dźwięku od jednej osoby do 
drugiej. Czyste obcowanie 
z  dźwiękiem, będące nieraz 
transowym przeżyciem da-
leko wykraczającym poza 
świat muzyki, jest czymś, 
co tak naprawdę gubi każda 
osoba w  muzyce rozkocha-
na (niezależnie od preferen-
cji gatunkowych). Takie na-
grania jak Tower of Pressure 
pozwalają nam na nowo do-
cenić dźwięk, jego barwę, in-
tensywność czy wewnętrzną 
wibrację.
Ksawery Wójciński stwo-
rzył płytę, której słuchać 
możemy tak, jak chcemy. Ja 
chyba zatraciłem już umie-
jętność czystego kontem-
plowania dźwięku i  dla-
tego w  tego typu płytach 
doszukuję się narracji i, 
być może niepotrzebnie, 
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Pimpon 
– Pozdrawiam
Pointless Geometry, 2022

Szymon Pimpon Gąsiorek to 
muzyk, którego nagrania nie 
po raz pierwszy recenzowa-
ne są na łamach JazzPRES-
Su. Polski perkusista, wy-
kształcony w  Kopenhadze, 
występujący i  nagrywający 
głównie w  Danii, zebrał do 
tej pory wiele doświadczeń 
muzycznych ze współpracy 
z artystami sceny free i eks-

staram się sobie ją we-
wnętrznie ustrukturyzo-
wać. Tak czy inaczej, szcze-
rze polecam, żebyście tej 
płycie dali szansę – nieza-
leżnie do tego, którym wil-
kiem muzycznym jeste-
ście… Naprawdę warto, bo 
niezależnie od naszego na-
stawienia Tower of Pressu-
re zapewni nam naprawdę 
wyjątkowe doznania. �

Jędrzej Janicki

perymentalnej. Nagrał kil-
ka albumów z  różnymi for-
macjami, którym przewodził, 
a  także w  duetach. Co zatem 
wiedzą o Szymonie Gąsiorku 
ci, którzy zetknęli się z  jego 
muzyką? Na pewno wiedzą, 
że Pimpon potrafi zaskoczyć 
i na kolejnym albumie może-
my się spodziewać zupełnie 
świeżych, nowych pomysłów.
Pozdrawiam – nowa pozy-
cja w jego dorobku artystycz-
nym, to przede wszystkim 
pierwszy solowy album Pim-
pona. Balansuje on na po-
graniczu różnych stylistyk, 
a pierwsze zaskoczenie, z któ-
rym tu mamy do czynie-
nia, to zestawienie brzmień 
i  estetyk, którymi operuje 
twórca. Na albumie odnaj-
dziemy zarówno tradycyjną 
perkusję, jak i  programowa-
ne sekwencje perkusyjne, in-
trygujące brzmienia synteza-
torów w postaci sekwencji lub 
dźwiękowych faktur, nagra-
nia terenowe oraz wstawki 
wokalne mocno zniekształ-
cone przy pomocy autotune’a. 
Brzmieniowo momentami 
wręcz popowy, stylistycznie 
balansujący między transo-
wością a  nastrojowością, for-
malnie eksperymentalny – 
album nie jest propozycją 
oczywistą do klasyfikacji.
Początek albumu pozdrawia 
nas krzykiem mew, a  am-

bientowe dźwięki i  wokal 
z  autotunem to wstęp do ko-
lejnego utworu, opartego na 
polirytmii, zaśpiewach z  au-
totunem i  zniekształconych 
brzmieniach syntezatorów. 
Jeśli ten spokojny i  ekspery-
mentalny początek dał nam 
wyobrażenie o tym, czego mo-
żemy się spodziewać po tej 
muzyce, to kolejne dwa utwo-
ry stanowią woltę – Balans to 
utwór wręcz taneczny, oparty 
na transowym syntetycznym 
rytmie i  prostej syntezatoro-
wej frazie. Dobrą kontynuacją 
jest Lalala – tym razem z żywą 
perkusją. Utwór sprawia 
wrażenie gonitwy – Pimpon 
w  opętańczej, transowej grze 
stara się „dogonić” uciekającą 
sekwencję syntezatorów, po 
czym pojawia się długie syn-
tezatorowe solo. Równocześ-
nie z nim perkusja zagęszcza 
fakturę utworu, tak że kończy 
się on wyciszającą się gęstwi-
ną dźwięków. Improwizacje 
klawiszy i  perkusji godne są 
oklasków, które zastęuje jed-
nak na koniec chór żab.
Nagrania terenowe – ubar-
wiające niemal każdy utwór 
na tym albumie – albo sta-
nowią dobry kontrast w sto-
sunku do muzyki, albo są 
dobrze skomponowane z kli-
matem utworów i  dodają 
im aury tajemniczości. Tak 
jest w  kolejnych kawałkach 
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Aleksander Wnuk  
– Lupnik
Opus Series, Requiem Records, 2021

Aleksander Wnuk jest per-
kusistą związanym z takimi 
kolektywami improwiza-
torskimi, jak Krakow Im-
provisers Orchestra, Echoes 
of Peace i  Spółdzielnia Mu-
zyczna Contemporary En-
semble. Współpracuje tak-
że z Pauliną Owczarek, daje 
improwizowane koncerty 
z  Michałem Dymnym. Jest 
kameralistą i solistą skupia-
jącym się na muzyce multi-
perkusyjnej i  intermedial-
nej. Interesuje się noisem 
i ambientem, czemu dał wy-
raz na recenzowanej przeze 
mnie płycie.
„Lupnik – człowiek-lupa, 
ściśle skupiający swoje zmy-
sły na nieskończenie ma-
łej przestrzeni”. Tę krótką 
definicję tytułu przeczyta-
my z tyłu płyty Lupnik Alek-
sandra Wnuka, która zo-
stała wydana nakładem 
Requiem Records w ramach 

– nastrojowym Wsh ilu-
strowanym industrialnymi 
dźwiękami i  I  go, w  którym 
eksperymentalne zgrzyty 
stanowią klamrę utworu op-
artego na jazzowej perkusji 
i sekwencji syntezatorów.
Wsłuchując się w  brzmienia 
syntezatorów, można doce-
nić ich bogactwo – czasem są 
szkliste jak z  muzyki dance, 
czasem nawiązują do epoki 
fusion, a pojawiające się znie-
kształcenia dźwięku doda-
ją im dodatkowego smaczku 
– bo nic nie jest tu takie łatwe 
i  proste, jak się z  pozoru wy-
daje. Zgrzyty prowadzące do 
– wydawałoby się – zupełnego 
rozpadu, porządkuje przed-
ostatni, perkusyjny utwór 
MegaJoy~, w  którym Pimpon 
wychodząc od jednostajne-
go rytmu komplikuje go, zry-
wa, zagęszcza, wprowadza 
polirytmię, by wreszcie wró-
cić do początku – jednostaj-
ny rytm przywraca porządek 
rzeczy i  potwierdza, że per-
kusista jest panem tego dzie-
ła. W ostatnim utworze pada 
deszcz, a  głos z  ambiento-
wym podkładem przekonuje 
nas, że zasłużyliśmy na odpo-
czynek, który nie nadchodzi. 
Trzeba w takim razie urucho-
mić płytę od początku.
Debiut solowy Pimpona to 
płyta zróżnicowana i różna od 
poprzednich zarazem. Można 

powiedzieć, że stałość w  róż-
norodności to coś, co z  zasa-
dy cechuje nagrania Szymona 
Pimpona Gąsiorka. Wcześ-
niejsze albumy Pimpona rów-
nież cechowały się dużą róż-
norodnością – np. w I Love My 
Mother utwory dronowe są-
siadowały z  colemanowskim 
free jazzem i  gitarowymi 
brzmieniami o  estetyce noi-
sowo-industrialnej.
Wśród syntetycznych ryt-
mów, zapętlonych fraz syn-
tezatorów, wokalu z  autotu-
nem możemy wychwycić 
dużo wykonawczej i  impro-
wizatorskiej inwencji, po-
mysłowych wstawek, świe-
żych pomysłów, dodatków 
i  smaczków produkcyjnych. 
Dlatego ten koktajl gatunko-
wy – mieszczący w sobie ele-
menty popu, nawiązania do 
EDM-u, jazzowe improwiza-
cje, okraszony elementami 
eksperymentalnymi i  indu-
strialnymi, staje się spójny 
mimo bogactwa form.
Jeśli otwartość formy i  brak 
stałości może być wyróżni-
kiem i  cechą stałą, to taka 
w pewnym sensie jest muzy-
ka Pimpona – jest jak kalej-
doskop, w  którym obracają 
się elementy różnokolorowe, 
ale o  ostrych krawędziach. 
A więc… – „Pozdrawiam”. �

Grzegorz Pawlak
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Opus Series. I  można powie-
dzieć, że jest to doskonały opis 
zawartości. Lupnik bowiem, 
jak można wyczytać na stro-
nie internetowej Wnuka, jest 
projektem opartym na fa-
scynacji detalami. Projektem 
który ma być stale rozwija-
ny, a ta płyta jest właśnie jego 
pierwszą odsłoną.
Trudno jest mówić o rodzaju 
muzyki, który Lupnik repre-
zentuje. Czerpanie zarówno 
z  noise’u, jak i  z  ambientu, 
jest ewidentne, jest jednak 
jednocześnie także bardzo 
autorskie. Zawartość płyty 
składa się z czterech długich 
improwizacji – trzech części 
Lupnika oraz ponad czterna-
stominutowego The Inside Of 
The Skull Has To Be Huge To 
Contain It All – i trzech prze-
rywników. Wszędzie może-
my dosłuchać się niezwy-
kle precyzyjnego skupienia 
się na smaczkach, niuan-
sach, maleńkich, krótkich 
dźwiękach. Wnuk eksplo-
ruje przeróżne faktury oraz 
zestaw perkusyjny, by kre-
ować dźwięki będące nie-
co na granicy słyszalności, 
co sprawia, że album ten jest 
przeznaczony do słuchania 
za pomocą wysokiej jakości 
studyjnych słuchawek. Głoś-
niki mogą nie dać sobie rady 
z  ukazywaniem pełni tych 
wszystkich elementów.

Mamy tu ciche bulgoty, zgrzy-
ty smyczków jeżdżących po 
talerzach perkusyjnych, wier-
cące po nich główki pałeczek, 
pojedyncze dzwonki, ambien-
towe tła tworzone na trud-
nych do zidentyfikowania 
tworzywach… To zaledwie ja-
kiś procent tego, co się tu mu-
zycznie dzieje. Mimo to każ-
dy dźwięk dostaje dostateczną 
przestrzeń na wybrzmienie. 
Wnuk delektuje się tutaj two-
rzeniem, na którego precyzji 
skupia się w całości. Tak samo 
słuchacz może delektować się 
satysfakcją, jaka płynie z wy-
łapywania dźwięków.
Klimat płyty jest niezwykle 
mroczny i intymny. Rozciąga 
się gdzieś pomiędzy dzikim 
i  niezbadanym dnem oce-
anu a  przerażającym wnę-
trzem czyjejś głowy, prawdo-
podobnie wnętrzem głowy 
samego Wnuka. Przy czym 
wszystkie trzy części Lupni-
ka budowane są za pomocą 
czegoś, co mogę określić jako 
szorstka delikatność. Ustę-
puje ona zupełnie noise’owej 
kumulacji w ostatnim utwo-
rze, w którym perkusjonalia 
naszego głównego bohate-
ra są wspomagane przez gi-
tarowe syntezatory obsługi-
wane przez Michała Lazara. 
Ta szorstka delikatność prze-
radza się w obraz wewnętrz-
nie przeżywanej rozpaczy. 

Rozdzierające emocjonal-
nie czternaście i pół minuty 
brzmi jak muzyczne świade-
ctwo kulminacyjnego punk-
tu głębokiego emocjonalnego 
kryzysu lub uświadomienia 
sobie jakiejś ciemnej, naj-
dzikszej warstwy swojej na-
tury. Jest to niesamowicie 
spójne z trzyczęściowym Lup-
nikiem przeplatanym dzwo-
niącymi niepokojąco prze-
rywnikami, których tytuły 
składają się na zdanie Move-
ment in itself rather than sub-
stantial presence.
Niezwykle intryguje mnie 
spójność wizji Wnuka. W od-
biorze całości przeplatają się 
zagadnienia związane z  te-
orią muzyki, z  budowa-
niem konceptu wykracza-
jącego poza muzykę samą 
w  sobie, a  także z  impro-
wizacją. Oczywiście to ra-
czej jasne, że jakiś plan na tę 
improwizację był, ale pomi-
mo delikatnie przekazywanej 
szorstkości jest w  tym niesa-
mowity rozmach. Rozmach, 
który polega moim zdaniem 
na samokontroli. Ponieważ 
Aleksander Wnuk jest lupni-
kiem – człowiekiem-lupą za-
fascynowanym detalami, któ-
rych jest nieprawdopodobnie 
dużo jak na jedną głowę. Cze-
kam na kontynuację. �

Mateusz Sroczyński
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David Virelles – Nuna
Pi Recordings, 2022

David Virelles w czasie pan-
demii był niezwykle ak-
tywny na rynku wydaw-
niczym. Brał m.in. udział 
w  projekcie This is Now: 
Love in the Time of Covid, 
którym wytwórnia Pi Re-
cordings starała się wspie-
rać swoich artystów (nagra-
nia tego cyklu ukazały się 
wyłącznie w  formie cyfro-
wej w  internecie). Najnow-
szy album, zatytułowany  
Nuna, jest z  kolei solowym 
wydawnictwem pianisty, 
z  małym wyjątkiem trzech 
utworów, w  których nagra-
niu towarzyszył Virellesowi 
grający na instrumentach 
perkusyjnych Julio Barreto. 
Nuna składa się z  aż dwu-
dziestu kompozycji, przy 
czym cztery z nich dostępne 
są wyłącznie cyfrowo jako 
utwory dodatkowe.
Płyta pomyślana zosta-
ła jako hołd dla… fortepia-
nu. Pokaz możliwości in-
strumentu, a  także swoisty 

przegląd subiektywnie do-
branych, bliskich wyko-
nawcy stylów muzycznych. 
Większość nagrań jest au-
torstwa samego Virellesa, 
ale w programie płyty zna-
lazły się także dwa dzieła 
kubańskich twórców – Ma-
riano Merceróna i  Sindo 
Garaya.
Całość rozpoczyna się w spo-
sób dość przekorny, utworem 
Spacetime, w którym Virelles 
zagrał wyłącznie na marim-
buli. Kolejne utwory sięga-
ją w  inspiracjach ku wspo-
mnianej już muzyce z Kuby, 
klasyce, kompozycjom i  in-
strumentalistom z  Afryki. 
W dołączonym do płyty tek-
ście Virelles wymienia na-
zwiska Aleksandra Scria-
bina, Fryderyka Chopina, 
a  także pochodzącego z  Al-
gierii Mustaphy Skandranie-
go oraz Etiopczyka Emahoya 
Tsegué-Maryam Guèbrou. 
Virelles kapitalnie połą-
czył różne muzyczne świa-
ty. Część z  nich przedstawił 
w formie rozbudowanej, kil-
ku poświęcił zaledwie mi-
niatury – A  Tres Voces nie 
trwa nawet minuty. Całość 
tworzy fantastyczny reci-
tal. Urokliwe melodie prze-
platają się z  jazzową impro-
wizacją. Doniosłość klasyki 
zderza się z tanecznymi ryt-
mami Kuby.

Nuna – jak wspomniałem 
wcześniej – miała być formą 
adoracji fortepianu.  Fanta-
styczne wykonanie sprawiło, 
że album stał się również de-
monstracją potencjału arty-
sty. Virelles nie jest wpraw-
dzie nowicjuszem, ale dzięki 
solowej płycie niewątpliwie 
umocnił swój wizerunek 
muzyka wybitnego, wartego 
szczególnej uwagi. �

Krzysztof Komorek

Vejslev Exploration 
Band – Parallels
Vejslev Exploration Band, 2022

Parallels – tytuł albumu wie-
le mówiący o  inspiracjach 
i  samej idei, jaka przyświe-
cała duńskiemu gitarzyście, 
który nagrał go ze swoją for-
macją Vejslev Exploration 
Band, to jedynie pierwszy 
stopień wtajemniczenia. 
Tym pełnym paralel dzie-
łem Kristoffer Vejslev, duń-
ski kompozytor i gitarzysta, 
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Nikola Bankov  
– Dream Chaser
AMP Music & Records, 2022

Nikola Bankov jest 23-let-
nim słowackim sakso-
fonistą i  kompozytorem, 
od kilku lat mieszkają-
cym w  Danii. Po publika-
cji w 2019 roku gorąco przy-
jętego i  docenianego przez 
krytyków albumu Bright 
Future, nagranego z  udzia-
łem kanadyjskiego sakso-
fonisty Seamusa Blake’a, 
artysta został laureatem 
prestiżowej Danish Music 
Award w  kategorii Odkry-
cie Roku 2020 oraz znalazł 
się na liście magazynu For-
bes 30 under 30 (2021). Dwa 
lata po sukcesie swojej de-
biutanckiej płyty, w kwiet-
niu tego roku, nakładem 
norweskiej wytwórni AMP 
Music & Records ukaza-
ła się kolejna, tym razem 
z  zaproszonym do współ-
pracy legendarnym amery-
kańskim trębaczem Ran-
dym Breckerem.

postanowił bowiem w  naj-
piękniejszy możliwy spo-
sób złożyć hołd ojcu Jakobo-
wi Vejslevowi, uznanemu 
w Danii gitarzyście, który za-
raził go pasją do jazzu oraz 
w  ogóle muzyki, co w  efek-
cie ukształtowała go jako in-
strumentalistę.
Obok lidera (kompozycje i gi-
tara) w  skład jego formacji 
wchodzą równoprawny nie-
mal gitarzyście interlokutor, 
z którym prowadzi on pory-
wające dialogi – saksofoni-
sta Andreas Toftemark, oraz 
w sekcji rytmicznej Mathias 
Højgaard Jensen (bas) oraz 
Andreas Fryland (perkusja).
Hołd, jaki gitarzysta składa 
swojemu ojcu, jest zauważal-
ny w  każdym elemencie al-
bumu, poczynając od okład-
ki, na której zamieszczona 
została ilustracja autorstwa 
Jakoba Vejsleva, a  kończąc 
na schemacie, według któ-
rego została ułożona lista 
utworów. Album zawiera 
osiem kompozycji autorstwa 
– w  równej części – syna 
(utwory nieparzyste) i  ojca 
(parzyste).
Poza niezliczonymi nawią-
zaniami do największego au-
torytetu i  mistrza, jakim dla 
gitarzysty jest jego ojciec, na 
albumie z  łatwością doszu-
kamy się wpływów muzyki 
skandynawskiej, odnajdzie-

my też klimaty nowojorskie 
czy holenderskie inspiracje 
wyniesione przez instrumen-
talistę ze studiów w  presti-
żowym Conservatorium van 
Amsterdam. Muzyce Vej-
sleva, który studiował m.in 
pod okiem Petera Bernsteina 
i  Jakoba Bro, nie sposób od-
mówić solidnego brzmienia 
i  intrygujących konstrukcji. 
Dzięki wsparciu fachowców 
ze swojego zespołu, z  któ-
rych każdy z zapałem wnosi 
dużą energię i indywidualny 
styl gry, lider może sprawnie 
przemieszczać się od styli-
styki bebopu czy hard bopu 
do estetyki skandynawskie-
go jazzu.
Mimo że album zaliczyć 
można do głównego nurtu 
jazzu, to jednak pozwala do-
strzec także zamiłowanie 
Vejsleva do eksperymento-
wania, poszukiwania inno-
wacji wzbogacających mu-
zykę o  dodatkowe barwy, 
nadające muzyce improwizo-
wanej jeszcze bardziej fascy-
nujące oblicze. W przypadku 
utworów Jakoba Vejsleva do-
datkowo zachwycać się moż-
na bajecznymi partiami sak-
sofonu Toftemarka. Parallels 
– zdecydowanie jest to rzecz, 
której warto poświęcić dłuż-
szą chwilę. �

Marta Ratajczak
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Album Dream Chaser za-
wiera osiem utworów autor-
stwa Nikoli Bankova, który 
jest również ich producen-
tem. W  większości, oprócz 
obu części kompozycji zaty-
tułowanej Sketch, w których 
saksofonista występuje solo, 
eksperymentując z  efekta-
mi saksofonu, słyszymy ze-
spół w składzie: Nikola Ban-
kov (saksofon altowy), Jonas 
Gravlund (gitara), August 
Korsgaard (instrumenty kla-
wiszowe), Jens Mikkel Mad-
sen (gitara basowa) oraz John 
Riddell (perkusja). W nagra-
niu otwierającym płytę sły-
szymy również duńskiego 
rapera Blaca Ella, natomiast 
w  utworze tytułowym oraz 
kompozycji zamykającej al-
bum pojawia się Randy Bre-
cker (trąbka, flet).
Tytuł albumu Dream Cha-
ser oznacza dla młodego, lecz 
jakże utalentowanego sak-
sofonisty bezgraniczną ra-
dość z każdej sekundy swoje-
go życia oraz brak ograniczeń 
w  pogoni za marzeniami, 
z plecakiem wypchanym so-
lidną, niezniszczalną wia-
rą w  lepszą przyszłość. Arty-
sta nie boi się bowiem sięgać 
po odważny, inspirujący jazz 
z  chwytliwymi melodiami, 
czerpiąc zarówno z mistrzów 
gatunku, jak i  z  własnych, 
nietuzinkowych pomysłów, 

których – jak pokazuje album 
– zdaje się mieć niewyczer-
pywalne źródła. Oryginalny 
młody kompozytor w  swo-
je jazzowe kompozycje z god-
ną podziwu gracją wplata nie 
tylko funk czy rock, lecz tak-
że elementy rapu oraz muzy-
ki elektronicznej. Wszystko 
to sprawia, że muzyki słucha 
się z największą przyjemnoś-
cią, ale również z podziwem, 
uwagą i  pełną koncentracją, 
w odpowiedzi na śmiałe (i za-
razem naprawdę fantastycz-
ne) dźwiękowe łamigłówki.
Album, choć pełen zróżnico-
wanych stylistycznie kom-
pozycji, nie ma praktycznie 
słabszych momentów. Za-
zwyczaj nie jestem w  sta-
nie tolerować rapu, tu jed-
nak nawet pierwszy utwór 
uważam za naprawdę do-
bry. Sam Randy Brecker – 
chwaląc zarówno współpra-
cę, jak i  cały album Nikoli 
Bankova, nazywając go kon-
ceptualistą, którego muzyka 
wymyka się wszelkim kate-
goriom – stwierdził, że teraz 
to od słuchacza jedynie za-
leży, czy będzie słuchać ser-
cem i  patrzeć w  przyszłość 
jazzu. A  tego życzę zarówno 
sobie samej, jak i wszystkim 
innym miłośnikom muzyki 
improwizowanej. �

Marta Ratajczak

Kresten Osgood  
– Plays the Organ 
for You
April Records, 2022

Plays the Organ for You – 
sięgając po ten niezbyt wy-
szukanie zatytułowany al-
bumu Krestena Osgooda, 
powinniśmy być świadomi, 
że mamy oto do czynienia 
z jednym z najbardziej roz-
poznawalnych duńskich 
perkusistów, który nie tak 
dawno zdecydował się od-
łożyć na bok pałki perku-
syjne i zasiąść do… organów 
Hammonda. Jako perkusi-
sta Osgood niejednokrot-
nie miał okazję pracować 
z  takimi słynnymi organi-
stami jak dr. Lonnie Smith, 
Billy Preston czy Sam Yahel, 
co najwyraźniej miało na 
niego duży wpływ.
Album, do którego nagra-
nia szykował się, jak wspo-
mina perkusista-organista, 
od przynajmniej 25 lat, jest 
wielce udaną eklektycz-
ną mieszanką standardów 
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Vidya – The Papillon
Havtorn Records, 2022

44-letnia Vidya, a właściwie 
Liselotte Sundberg, woka-
listka i pianistka, która uro-
dziła się w Pune w Indiach 
i dorastała w Gävle w Szwe-
cji, właśnie przypomniała 
o  sobie drugim albumem 

The Papillon (jej pierwszy al-
bum Peaceplay pojawił się 
w  2011 roku). Płyta całkowi-
cie obraca się wokół historii 
biologicznej matki Vidyi. Po 
40 latach Vidya odnalazła ją 
w  Indiach. Spędziły razem 
półtora roku, ale zaraz po-
tem jej matka nagle zmarła 
podczas pielgrzymki do Ne-
palu. Podróż, poszukiwanie 
i tęsknota to punkty wyjścia 
albumu.
Utwory na The Papillon 
zabierają nas w  podróż 
w  trudne do sprecyzowa-
nia miejsca, bo chociaż mu-
zyka momentami przy-
pomina folk, to jednak 
trudno powiedzieć, skąd 
on się dokładnie bierze. Po-
nieważ część utworów wy-
konywana jest w  języku 
szwedzkim, moja wyobraź-
nia powędrowała do wioski 
z  książek Astrid Lindgren, 
ale gdyby nie język, poczu-
łabym tu coś z  Kanady czy 
Reykjaviku.
album wzbudził we mnie 
mieszane uczucia. Pierw-
sze przesłuchanie nie było 
łatwe, ale niejednoznacz-
ność muzyki motywowała 
do tego, aby do niej wrócić 
i zastanowić się nad nią. Jak 
wspomniałam, motywem 
przewodnim była tęskno-
ta, i  nostalgię da się poczuć 
w  każdym kawałku, nawet 

kojarzonych z  formatem 
organowego tria, latyno-
skich standardów jazzo-
wych, duńskich piosenek 
popowych i  amerykań-
skich klasyków folkowo
-rockowych. Zespół Os-
gooda, nie stroniąc od 
rock‘n‘rollowych zagry-
wek, w  imponujący sposób 
częstuje nas gorącym, so-
czystym funkowym ryt-
mem, nie zapominając 
o  znakomitej improwiza-
cji, którą niejednokrotnie 
potrafi zadziwić, oczaro-
wać, a nawet – rozbawić.
Do realizacji swojego wyma-
rzonego projektu Kresten 
Osgood (wyłącznie organy 
Hammonda) zaprosił gita-
rzystę Fridolina Nordsø, któ-
rego ogniste solówki czy hen-
drixowskie zagrania przy 
użyciu pedału wah-wah 
jeszcze bardziej podkreśla-
ją rock‘n‘rollowy charakter 
płyty. Obok gitarzysty ważną 
pozycję zajmuje także cechu-
jący się znakomitą techniką 
gry perkusista Ludomir Dietl, 
którego w  rewelacyjny spo-
sób wspomaga świetny per-
kusjonalista Arto Eriksen.
Mimo że nie jest to typowe 
trio organowe, do jakiego 
przyzwyczajona jest jazzo-
wa widownia (a może właś-
nie – dzięki temu?), album 
– od pierwszych chwil – bez-

ceremonialnie trafia do od-
biorcy, zmuszając go do słu-
chania z największą uwagą, 
proponując mnóstwo nie-
standardowych, acz urzeka-
jących i  prawdziwie ekscy-
tujących rozwiązań.
Dodać należy, że wnętrze 
otwieranej okładki zawie-
ra bardzo ciekawą historię 
muzyka, a  także kilka słów 
o każdym z utworów, co po-
zwala na jeszcze głębsze po-
znanie zamysłu autora oraz 
ułatwia przemierzanie ście-
żek tej prawdziwie fascynu-
jącej muzycznej podróży. �

Marta Ratajczak
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w  tych, które pretendują 
do bycia bardziej radosny-
mi. To powoduje, że podczas 
słuchania można popaść 
w  melancholię. Nie mam 
nic przeciwko melancholij-
nej muzyce, ale dawkuję ją 
sobie z umiarem.
Poza tym jest coś w głosie Vi-
dyi, czego nie jestem do koń-
ca pewna. Często wydaje mi 
się, że jej głos przesuwa się na 
sam skraj „czystości”. Nazwa-
nie tego fałszem byłoby nie-
sprawiedliwe, bo ta manie-
ra śpiewania jest zamierzona 
i  starannie wypracowana. 
Być może ma ona swoje pod-
łoże w  indyjskim pochodze-
niu Vidyi i artystka inspiruje 
się na przykład polifoniczny-
mi śpiewami alikwotowymi, 
przez co wokal jest nieco wy-
magający w słuchaniu. Śpiew 
gardłowy usłyszymy w  tle 
piosenki Change the World. 
Taki rodzaj śpiewu wymaga 
nie tylko pracy nad głosem, 
ale też nad ciałem, dlate-
go należy przyznać dodatko-
wy punkt artystce, nawet je-
śli rzuca wyzwanie naszym 
uszom.
Przy swoim nagraniu Vidya 
współpracowała z  basistą, 
gitarzystą i  klawiszowcem 
Putte Johanderem i perkusi-
stą Jonem Fältem; do niektó-
rych utworów zaprosiła pu-
zonistę Markusa Ahlberga 

oraz skrzypaczkę i  altowio-
listkę Lisę Rydberg. W trak-
cie słuchania można od-
nieść wrażenie, że artystów 
jest jeszcze więcej, bo oprócz 
podstawowych instrumen-
tów tria, wiolonczeli i  pu-
zonu, słychać sporo innych 
instrumentów: różnego ro-
dzaju przeszkadzajki, flet, 
a nawet czelestę. Te orygina-
le odgłosy nadają niektórym 
piosenkom nieco teatralne-
go, lirycznego charakteru, 
a momenty kontrolowanego 
chaosu i  kakofonii – trochę 
dramaturgii.
Z  całej płyty najbardziej 
podobały mi się momen-
ty, w  których pole do popi-
su zyskiwały perkusja i bas, 
np. basowa końcówka pio-
senki Michael. Inny kawa-
łek, dzięki któremu można 
docenić kunszt i wrażliwość 
perkusisty, to Shantas sång. 
Niezwykle efektowne inter-
ludium z  pianinem, basem 
i  perkusją w  ósmym utwo-
rze My One and Only Love 
jest po prostu piękne. To 
właśnie bas i  perkusja po-
wodują, że utwory swobod-
nie dryfują od popu w  kie-
runku jazzu.
Vidya niewątpliwie ma swój 
własny styl, ale gdybym 
miała ją do kogoś porównać, 
to byłaby to mieszanka Bjö-
rk z  Tori Amos. Jej kompo-

zycje wyraźnie wyróżniają 
się spośród większości tego, 
co proponują inni wokali-
ści. Płyty The Papillon trze-
ba posłuchać kilkakrotnie, 
żeby dojść do jakichś jas-
nych wniosków, ale warto 
dać jej czas. �

Linda Jakubowska

Mako Sica, Hamid 
Drake, Tatsu Aoki, 
Thymme Jones  
– Ourania
Instant Classic, 2021

Mako Sica – w  języku In-
dian plemienia Lakota 
oznacza Martwe Pole w Ari-
zonie. A  w  Polsce? Mam 
wrażenie, że wciąż niezna-
ny ląd dla większości mi-
łośników muzyki, pomimo 
że Ourania wydana jesienią 
2021 roku jest już trzecim 
albumem projektu Mako 
Sica wydanym w Polsce.
Współzałożycielem grupy 
Mako Sica jest Przemysław 
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Drążek, polski gitarzysta 
i trębacz mieszkający od po-
nad dwudziestu lat w  Chi-
cago. Regularny skład tria 
uzupełniają gitarzysta i wo-
kalista Brent Fuscaldo (na 
Ouranii grający również na 
gitarze basowej, harmonij-
ce i  instrumentach perku-
syjnych) oraz perkusista 
Chaetan Newell. O  ile pod-
czas koncertów nietypowy 
skład (bez podstawy baso-
wej) sprawdza się znakomi-
cie, o  czym miałem okazję 
przekonać się podczas wy-
stępu zespołu w Warszawie 
parę lat temu, to podczas 
sesji nagraniowych muzy-
cy zapraszają gości i  reali-
zują nagrania w  szerszym 
składzie. Tym razem Newel-
la na zestawie perkusyjnym 
zastąpił gigant chicagow-
skiej sceny improwizowa-
nej i jeden z najbardziej roz-
poznawalnych perkusistów 
Hamid Drake. Skład uzu-
pełniają inni muzycy sceny 
chicagowskiej – Tatsu Aoki 
(kontrabas i shamisen) oraz 
Thymme Jones (fortepian, 
trąbka, głos).
O  nawiązaniu współpracy 
z  Hamidem Drake’m Prze-
mek Drążek tak opowiadał 
w  2017 roku: „Któregoś zim-
nego wieczoru, a  takich jest 
wiele w  wietrznym mieście, 
spotkaliśmy się wszyscy ra-

zem w pakistańskiej restau-
racji i  tak po ponad pięciu 
godzinach długich i  pasjo-
nujących dyskusji uznali-
śmy, że trzeba to przełożyć 
na dźwięki” (wywiad dla 
morenoise.pl, 2017). Jak widać, 
między muzykami jest do-
bra „chemia”, bowiem Oura-
nia to już trzeci album na-
grany wspólnie przez Mako 
Sica i Hamida Drake’a.
Brzmieniowo jest to album, 
który narzuca pewne skoja-
rzenia z wczesnym okresem 
fusion – chyba głównym po-
wodem jest szkliście brzmią-
cy telecaster Drążka grają-
cy z  dużym pogłosem, jego 
przetworzona elektrycznie, 
bardzo przestrzenna trąbka, 
brzmienie sporadycznie po-
jawiających się klawiszy i gi-
tara basowa Brenta Fuscaldo 
o  bardzo wyrazistym, moc-
nym pulsie. Ale skojarzenia 
nie są jednoznaczne i nawet 
jeśli się pojawiają, wolałbym 
pozostawić je słuchaczom. 
Do rozlewających się plam 
dźwiękowych gitary i trąbki 
czasem stają w  kontrze zde-
cydowane akordy fortepianu 
– pozwala to na budowanie 
dramaturgii utworów i  roz-
ładowanie napięcia.
Jest na to również czas – po-
szczególne utwory na Oura-
nii rozwijają się niespiesznie. 
Z wyjątkiem ostatniego trwa-

ją od dwunastu do dwudzie-
stu paru minut. Każdy z nich 
tworzy jakąś opowieść, a  ta-
kiemu odbiorowi sprzyja-
ją wokalizy Brenta Fuscaldo 
obecne we wszystkich utwo-
rach. Często płyną one trochę 
„obok” muzyki, złożone ze 
słów w  nieznanym lub wy-
myślonym języku, sprawiając 
wrażenie wstępu do szamań-
skiego rytuału. Czy Brent się-
ga do jakichś indiańskich 
tradycji – tego nie wiem, ale 
czasem warto nie wnikając 
w  szczegóły, dać się ponieść 
wyobraźni. Daje się odczuć, 
że wspólna sesja nagranio-
wa w szerokim składzie była 
bardzo inspirująca dla mu-
zyków i zaowocowała nie tyl-
ko wzbogaceniem brzmienia, 
ale również ciekawymi po-
mysłami.
Tatsu Aoki chyba częściej 
na tym albumie gra na sha-
misen niż na kontrabasie. 
Trzeba przyznać, że partie 
instrumentalne na tym aku-
stycznym, trzystrunowym 
japońskim instrumencie do-
dają poszczególnym utwo-
rom kolorytu. W Gasping For 
Breath jest taki fragment, gdy 
na mocnej podstawie basu 
(Fuscaldo) najpierw impro-
wizuje shamisen (Aoki), któ-
ry następnie staje się instru-
mentem rytmicznym dla 
improwizującej mandoliny 



JazzPRESS, lipiec-sierpień 2022        |41

(Drążek). Dzieje się dużo, ale 
zawsze w  sposób nienachal-
ny. Nie ma tu szaleńczych so-
lowych popisów, dialogów in-
strumentalistów – to album 
zbudowany na brzmieniach, 
nastrojach, przestrzeni. Nie 
znaczy to jednak, że brak tu 
wirtuozerii. Utwory rozwi-
jają się wolno, lecz zawsze 
jest w  nich jakiś element 
budujący transowość – za-
śpiew, gra na kotłach Hami-
da Drake’a (Rain), repetycyjny 
motyw basu (Shell) albo sam-
plowany loop (For T.S.).
Można na albumie odna-
leźć fragmenty ilustracyj-
ne, podczas których zarówno 
smyczek kontrabasu, in-
strumenty perkusyjne, gita-
ra, mandolina, jak i  przeste-
rowana elektrycznie trąbka 

znajdują swoje nowe defini-
cje soniczne. Ale nie tylko in-
strumenty, bo również prze-
tworzone dźwięki natury, 
tajemnicze pomruki zmikso-
wane z improwizacjami mu-
zyków odnajdziemy na Oura-
nii. Ourania jest albumem, 
w  którym można się coraz 
bardziej zagłębiać, przy kolej-
nych powrotach odkrywając 
coraz to nowe warstwy – naj-
pierw ogólny nastrój, potem 
niebanalną strukturę utwo-
rów, zniuansowane zagryw-
ki instrumentalne, nieoczy-
wistą transowość i  wreszcie 
perfekcję opartą na balan-
sie między ciszą a  kilkoma 
dźwiękami, które pojawia-
ją tam… gdzie się ich nie spo-
dziewamy, a przyjemnie nas 
zaskoczą.

Pierwszym zespołem Przem-
ka Drążka, jeszcze przed 
emigracją, był Krzycz – pro-
toplasta noise rocka. Dziś, 
po ćwierćwieczu muzycz-
nych poszukiwań, w  muzy-
ce Drążka łączą się wpływy 
całego muzycznego świata, 
stopione w  jeden monolit. 
Grając z  muzykami o  rów-
nie szerokich zaintereso-
waniach i  świetnymi si-
demanami (Hamid Drake) 
może przedstawiać nam 
swoje wizje, w  których od-
niesienia do muzycznych 
pierwowzorów są zrealizo-
wane w sposób tak wyszu-
kany, że odkrywanie ich 
jest prawdziwą przyjem-
nością. �

Grzegorz Pawlak

4. "We Want Jazz"
Poster Competition

Prize: 10 000 PLN
Deadline: 20.07.2022

Info: www.radiojazz.fm/wewantjazz2022

Organizator: Partner:

theme: 

A U T O P R O M O C J A

http://radiojazz.fm/wewantjazz2022
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ON LINE

2
lipca

-27
sierpnia Po raz dwudziesty ósmy na warszawskim Rynku Starego 

Miasta odbywają się wakacyjne koncety plenerowego Mię-
dzynarodowego Festiwalu Jazz na Starówce. Festiwal zain-
augurowała Ewa Bem, która wystąpiła z kwartetem Andrze-
ja Jagodzińskiego. W  Warszawie zagrają również Kacper 
Smoliński Quintet, Heavy Metal Sextet, Young Power New 
Edition oraz Marcin Wasilewski Trio. Zagranicznymi gwiaz-
dami festiwalu będą: kwartet brytyjskiego saksofonisty 
Denysa Baptiste’a, trio pianisty Emmeta Cohena oraz Ro-
sario Giuliani Trio & Luciano Biondini, które wystąpi w fina-
le w programie najsłynniejszych melodii z włoskich filmów.  
WIĘCEJ  >>

28. MIĘDZYNARODOWY FESTIWAL  
JAZZ NA STARÓWCE
RYNEK STAREGO MIASTA, WARSZAWA

4–10
lipca

Mocną, gwiazdorską obsadę ma tegoroczny główny pro-
gram festiwalu Warsaw Summer Jazz Days. Zagrają: Delvon 
Lamarr Organ Trio, Makaya McCraven, Theo Croker, Kris Da-
vis, James Brandon Lewis, Christian McBride, Stanley Clarke, 
Ill Considered, Steve Coleman and Five Elements oraz Cécile 
McLorin Salvant. Podczas koncertów na głównej scenie fe-
stiwalowej w klubie Stodoła wystąpią uczestnicy programu 
Fonograficzny Debiut Roku – Artur Małęcki & The Creature 
oraz Ziółek Kwartet. WIĘCEJ  >>

WARSAW SUMMER JAZZ DAYS 2022
PARDON, TO TU / STODOŁA, WARSZAWA

https://jazzpress.pl/koncerty/28-miedzynarodowy-festiwal-jazz-na-starowce
https://jazzpress.pl/koncerty/warsaw-summer-jazz-days-2022-ogloszono-program
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ON LINE ON LINE

9–10
lipca

Po raz ósmy w  Kartuzach odbędzie się festiwal Kartuzy 
Jazz Bass Days, który powstał z  inicjatywy basisty Piotra 
Lemańczyka. Impreza na Kaszubach po raz pierwszy odbyła 
się w  roku 2014. W  tym roku na scenie Kartuskiego Cen-
trum Kultury zaprezentują się: trio Czerwiński / Grzegorski 
/ Galas z programem poświęconym pamięci Wojciecha Ka-
rolaka, Ilona Damięcka Trio z gościnnym udziałem Mateu-
sza Smoczyńskiego, Karen Edwards i  ElJazz Trio, Janusz 
Szrom i Cezary Paciorek, kwartet trębacza Jerzego Małka, 
a także Piotr Lemańczyk Electric Band, z którym zagra Les-
zek Możdżer.  WIĘCEJ  >>

KARTUZY JAZZ BASS DAYS
 KARTUSKIE CENTRUM KULTURY, KARTUZY

https://jazzpress.pl/koncerty/kartuzy-jazz-bass-days-2022


44|	 Rozmowa44|	 Koncerty / Przewodnik koncertowy



JazzPRESS, lipiec-sierpień 2022        |45

https://jazzpress.pl/koncerty/xxvi-sopot-molo-jazz-festival
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https://jazzaround.pl/
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https://www.facebook.com/events/kieleckie-centrum-kultury/memorial-to-miles-2022/907897183160057/
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7–24
lipca

W lipcu na trasie koncertowej w Polsce wystąpi pochodząca 
z Korei Południowej wokalistka Minjin Seo. Zespół, w skład 
którego wchodzą również polscy muzycy, wystąpi na czte-
rech koncertach podczas festiwali w  Chodzieży, Krakowie 
i Warszawie. Razem z wokalistką zagrają: Kacper Smoliński, 
Paweł Kaczmarczyk, Rafał Sarnecki, Wojciech Pulcyn oraz 
Piotr Pawlak. Muzycy zaprezentują przygotowany podczas 
pandemii projekt KOsmoPOLityczny. Poza czterema kon-
certami, Minjin Seo weźmie również udział w  warsztatach 
w Chodzieży oraz w siedzibie Sinfonii Varsovii w Warszawie.  
WIĘCEJ  >>

MINJIN SEO
 TRASA KONCERTOWA

9–10
lipca

5
sierpnia Koncerty tegorocznej edycji Jazznowiec Festiwal odbywać 

się będą w  Muzeum Jana Kochanowskiego w  Czarnolesie 
oraz na dziedzińcu Zamku w Janowcu. 9 i 10 lipca w obu 
tych miejscach wystąpi krakowska formacja New Bone pro-
wadzona przez trębacza Tomasza Kudyka, z pianistą Domi-
nikiem Wanią w składzie. W sierpniu na Zamku w Janowcu 
wystąpi Ewa Bem z towarzyszeniem tria Andrzeja Jagodziń-
skiego oraz trębacza Roberta Majewskiego.  WIĘCEJ  >>

JAZZNOWIEC FESTIWAL
ZAMEK W JANOWCU, CZARNOLAS

https://jazzpress.pl/koncerty/minjin-seo
https://jazzpress.pl/koncerty/jazznowiec-festiwal-2022-new-bone


JazzPRESS, lipiec-sierpień 2022        |49

11–17
lipca

Od 11 do 17 lipca potrwa trzynasta edycja Lublin Jazz Fe-
stival. Premierowy koncert grupy Testudo zainauguruje 
wydarzenie. Ponadto w Lublinie zagrają: Aga Gruczek Trio 
– laureaci ubiegłorocznego festiwalowego konkursu Jazzin-
spiracje, Stanisław Soyka, Jazz Forum Talents, DZ’OB, Moon 
Hoax, Steve Coleman and Five Elements, Niedźwiedź w le-
sie, kwartet William Parker / Hamid Drake / John Dikeman 
/ Luís Vicente oraz Simsa Fünf. 13 lipca odbędą się przesłu-
chania drugiej edycji konkursu Jazzinspiracje. W ramach im-
prez towarzyszących przewidziano m.in. wystawę festiwa-
lowych plakatów.  WIĘCEJ  >>

13. LUBLIN JAZZ FESTIVAL
CENTRUM KULTURY W LUBLINIE, LUBLIN

4–7
sierpnia

Od 4 do 7 sierpnia potrwają koncerty drugiej edycji festi-
walu jazzowego w  Wąbrzeźnie funkcjonującego pod na-
zwą WąbJAZZno. Ukraiński duet Igor Zakus & Usein Be-
kirov zainauguruje festiwal. Obaj muzycy wezmą również 
udział w festiwalowych warsztatach. W Wąbrzeźnie zagrają 
też polskie gwiazdy jazzu: Ewa Bem wystąpi z towarzysze-
niem Alchemik Big Band prowadzonego przez Grzegorza 
Piotrowskiego, a Marek Napiórkowski przedstawi nagrania 
z autorskiego projektu Hipokamp, Zaprezentuje się również 
zespół Orange Trane. Dla dzieci zaplanowano przedstawie-
nie, jazzową paradę, pokazy filmowe, panele dyskusyjne 
oraz wystawy.  WIĘCEJ  >>

WĄBJAZZNO.2
WĄBRZEŹNO

http://lublinjazz.pl/
https://jazzpress.pl/koncerty/wabjazzno2
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12–14
sierpnia

Parada Nowoorleańska na Starym Mieście w Iławie z udzia-
łem zespołu Brass Federacja otworzy 51. edycję festiwalu 
Złota Tarka. W ramach wydarzenia przewidziano koncerty 
konkursu o nagrodę Złotej Tarki oraz występy gwiazd. W Iła-
wie zagrają: Brass Federacja, Nika Lubowicz z  gościnnym 
udziałem Henryka Miśkiewicza oraz Szymon Klekowicki 
Parnas Band z gościnnym udziałem Tamary Behler, którzy 
poprowadzą Bal Jazzowy. W czasie koncertu 100 lat jazzu 
w  Polsce wystąpią Alchemik Big Band oraz Hanna Bana-
szak z  zespołem. W  finale zagra Gunhild Carling z  zespo-
łem. W niedzielę 14 sierpnia słuchaczy czeka jeszcze Msza 
Jazzowa z udziałem chóru Petera Mantego The Africa Go-
spel Project.  WIĘCEJ  >>

51. MIĘDZYNARODOWY FESTIWAL JAZZU 
TRADYCYJNEGO JAZZ OLD MEETING ZŁOTA 
TARKA
IŁAWA

więcej koncertów na  
www.jazzpress.pl/koncerty

https://zlotatarka.pl/
www.jazzpress.pl/koncerty
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Festiwal Jazz Jamboree jest od 
ponad 60 lat jednym z  najważ-
niejszych wydarzeń jazzowych 
w  Europie. W  pierwszych deka-
dach swojego istnienia był jedy-
nym oknem na jazzowy świat dla 
krajów bloku wschodniego. Do 
Warszawy, w październiku – tra-
dycyjnym festiwalowym miesią-
cu – przyjeżdżali jazzfani z  całej 
wschodniej Europy, m.in. z  Cze-
chosłowacji, Rumunii, Bułga-

rii, nie mówiąc już o ówczesnym 
NRD czy Związku Radzieckim. 
Wśród słuchaczy nie brakowa-
ło także dziennikarzy z  niemal 
całego świata. Częstymi gośćmi 
Jamboree byli m.in. Willis Co-
nover (USA), Joachim Ernst Be-
rendt (NRF) i  Aleksiej Bataszew 
(ZSRR).
Historia festiwalu, zwłaszcza 
u  jego zarania, jest dowodem na 
to, że najciekawsze inicjatywy 

Andrzej Winiszewski

Jazz Jamboree – festiwal  
z historią jazzu w tle
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często rodzą się z  czystego przy-
padku. Żaden z  organizatorów 
pierwszych dwóch historycz-
nych Festiwali Muzyki Jazzowej 
w  Sopocie nie przypuszczał, że 
to w  pewnym sensie tu, w  nad-
morskim kurorcie będzie mia-
ło miejsce swoiste preludium do 
festiwalu Jazz Jamboree w  War-
szawie. Przypomnijmy: po dwóch 
słynnych pionierskich edycjach 
sopockiego „trzęsienia ziemi” 
w  latach 1956-1957, władze nie 
zgodziły się na kolejne odsłony 
festiwalowej imprezy. Tym sposo-
bem Sopot trafił do… stolicy i pod 
nazwą Jazz 58 rozpoczął się już 
właściwy rozdział długoletniej 
historii Jazz Jamboree. Festiwal, 
zwłaszcza w  latach 60., stał się 
marką europejską, choć z ważny-
mi koncertowymi wydarzenia-
mi z udziałem jazzowych gwiazd 
ze Stanów Zjednoczonych. To, co 
wydawało się niemożliwe, sta-
wało się faktem. W roku 1960 do 

Polski przyjechał Stan Getz a po nim, w następ-
nych latach kolejni artyści zza oceanu i  z  Eu-
ropy: Ronnie Ross, Bernt Rosengren, Don Ellis, 
Johnny Griffin, Kenny Drew, Albert Mangels-
dorff, Rune Carlsson, Stuff Smith, Swingle Sin-
gers, Roland Kirk, Charles Lloyd i wielu innych. 
Jak podkreśla jednak Tomasz Tłuczkiewicz, „nie 
wszystkich wielkich geniuszy jazzu udało się 
zaprosić na Jamboree. Nie wystąpił Louis Arm-
strong, John Coltrane czy Modern Jazz Quartet” 
(wypowiedzi dla RadioJAZZ.FM). Ważną częścią 
programów koncertowych był udział polskich 
jazzmanów, którzy często na festiwalowej scenie 
prezentowali swoje premierowe programy. Re-
gularnie w  Sali Kongresowej i  Filharmonii Na-
rodowej występowali choćby Komeda, Andrzej 
Trzaskowski czy Zbigniew Namysłowski, w  la-
tach 80. festiwalową scenę zapełniała młoda siła 
polskiego jazzu spod znaku Young Power, a  de-
kadę później – przedstawiciele sceny yassowej.

JAZZ JAMBOREE

wywiady w RadioJAZZ.FM: wtorki, godz. 17.00 | audycje: czwartki, godz. 17.00 | podcasty

www.archiwum.radiojazz.fm/polskafestiwalowa
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Przez kolejne dekady, jak pisał Krystian Broda-
cki, „warszawski gigant utrzymał swą pozycję”1. 
Był miejscem prezentacji najważniejszych świa-
towych projektów koncertowych gwiazd jazzu. 
Ogromnym wydarzeniem na europejską ska-
lę był dwukrotny przyjazd do Polski samego 
Milesa Davisa w  latach 80. Jego koncerty obro-
sły legendą, a  ich rejestracje, w  zasadzie nie do 
końca legalnie, wydano także na winylowych 
płytach, dziś kolekcjonerskich białych krukach. 

Dyrektor Jazz Jamboree w  tam-
tym okresie, Tomasz Tłuczkie-
wicz, wspominał, że „oczekiwa-
nia Davisa były bardzo trudne 
do spełnienia”. I dotyczyło to wie-
lu aspektów jego kilkudniowych 
pobytów: od wyszukanego menu 
po przybory malarskie i rezerwa-
cję hotelowego basenu (Hotel Vic-
toria w Warszawie) do jego włas-
nej dyspozycji. Z  całą pewnością 
koncerty Davisa zapisały się dia-
mentowymi zgłoskami w  histo-
rii życia festiwalowego w  Polsce. 
W  ostatnich latach pieczę na or-
ganizacją Festiwalu sprawuje 
Mariusz Adamiak, zapewniając 
światowy poziom koncertowych 
produkcji.
Pod koniec lat 80. Polskie Stowa-
rzyszenie Jazzowe wydało oko-
licznościowy album fotograficz-
ny2 z  okazji 30-lecia festiwalu 
wypełniony fotografiami z  wie-
lu koncertów, które przeszły do 
chlubnej historii imprezy. Na 
koncertach nie brakowało także 
Polskiej Kroniki Filmowej3, któ-
ra realizowała krótkie reportaże, 
wchodzące w  skład cotygodnio-
wych bloków informacyjnych 
prezentowanych w  polskich ki-
nach. To często jedyne rejestra-
cje audiowizualne zachowane 
do dziś, które z perspektywy cza-
su stanowią bezcenną dokumen-
tację wybranych festiwalowych 
edycji.

fot. Kasia Idźkowska
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Festiwal Jazz Jamboree jest dziś 
najlepiej udokumentowanym wy-
darzeniem tej rangi w  Polsce. Od 
samego początku Polskie Radio 
rejestrowało festiwalowe koncer-
ty, a  Wydawnictwo Polskie Na-
grania wydawało je w  seriach 
płytowych jako rodzaj kroniki 
dźwiękowej festiwalu. Od roku 
2013 Polskie Radio rozpoczęło tak-
że wydawanie serii płyt CD pod 
wspólnym tytułem Polish Ra-
dio Jazz Archives. W ciągu kolej-
nych 10 lat ukazało się ponad 35 
woluminów całego cyklu, z czego 
ogromna część to fragmenty archi-
walnych rejestracji z  koncertów 
w  ramach Festiwalu Jazz Jambo-
ree z lat 60. Ten bezcenny zbiór na-
grań dobitnie świadczy o wysokiej 
randze najważniejszego jazzo-
wego święta II połowy XX wieku 
w Polsce. Jazz Jamboree integrowa-
ło jazzowe środowisko, promowa-
ło i  edukowało jazzową młodzież, 
wychowując przyszłe pokolenia 
polskich jazzfanów. Wreszcie da-
wało możliwość zobaczenia i  po-
słuchania największych gwiazd 
światowego jazzu i, co także nale-
ży przypisać pośrednio tej impre-
zie, Jamboree dało impuls do po-
wstania kolejnych festiwalowych 
wydarzeń w  naszych kraju: we 
Wrocławiu (Jazz nad Odrą), w Ka-
liszu (Festiwal Pianistów Jazzo-
wych) czy – dużo później – w  Za-
mościu, Iławie i Poznaniu. 

Czasem słyszy się obiegową opinię, że festiwal 
Jazz Jamboree to prawdziwa historia polskie-
go jazzu! Przeglądając jego długoletnią historię, 
trudno się z tym poglądem nie zgodzić. �

1	 Krystian Brodacki, Historia Jazzu w Polsce, wyd. PWM, Kra-
ków 2010, s. 420.

2	 Jazz Jamboree 1958-1988, pod redakcją Jerzego Stokow-
skiego, wyd. Polskie Stowarzyszenie Jazzowe, 1989.

3	 Wybrane bloki reportażowe PKF nt. Jazz Jamboree to np. 
PKF 1961.45B.10 / PKF 1962.45a / 1989.46.

fot. Yatzek Piotrowski
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Potoczna opinia dotycząca pierwszych edycji festi-
walu Warsaw Summer Jazz Days głosi, że impreza 
była przeciwwagą do odbywającego się już wówczas 
(lata 90.) od ponad trzech dekad Jazz Jamboree. Dla 
statystycznego odbiorcy jazzu i bywalca festiwalo-
wych wydarzeń warszawskie letnie dni jazzu były 
jednak chyba przede wszystkim konsekwencją 
wielu zmian, jakie dokonały się w  Polsce po roku 
1990 i których centralną postacią w naszym jazzo-
wym środowisku był m.in. Mariusz Adamiak. To 
on pod koniec lat 80. stanął na czele legendarnego 
klubu jazzowego Akwarium, by już w roku 1992 po-
wołać do życia festiwal Warsaw Summer Jazz Days, 
który stał się polskim oknem na świat wielkiego 
jazzu z  najważniejszymi jego postaciami. Jednak 
z  całą pewnością był on również festiwalowym 
przedłużeniem tego, co działo się w klubie Akwa-
rium na przełomie dekad, a działo się tam napraw-
dę sporo, i to w światowej formule.
Już pierwsza edycja festiwalu, która odbyła się 
w  czerwcu 1992 roku, była prawdziwą eksplozją 
wielkich nazwisk: John McLaughlin, Chick Corea, 
Bill Evans, Modern Jazz Quartet, Steve Coleman. 
Mariusz Adamiak do dziś wspomina, że to właśnie 
Coleman stał się dla niego symbolem nowych cza-
sów i nowoczesnych trendów, artystą idealnym na 
inaugurację festiwalowej imprezy w  Polsce. I  fak-
tycznie, takiej koncentracji światowych sław jazzu 
w przeciągu trzech dni nie odnotowano wcześniej 
w Polsce. Nic dziwnego zatem, że WSJD szybko sta-
ły się sensacją, a sam Adamiak wykorzystał dobrą 
passę i rozpoczął w roku 1993 wydawanie czasopis-

Warsaw Summer Jazz Days – 
jazzowy głos ze świata
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ma Jazz a  go-go1 o  tematyce jazzo-
wej, w którym często ukazywały się 
ekskluzywne wywiady z festiwalo-
wymi gwiazdami. To te wielkie na-
zwiska promowały całe wydarze-
nie, ale wśród nich nie brakowało 
także wykonawców spoza jazzowej 
sceny. „Był choćby The Doors i  Sa-
triani – opowiada Adamiak – czyli 
było trochę takich koncertów poza-

jazzowych, ale one dobrze się w programie mieści-
ły, bo były to duże nazwiska i nie do końca stricte 
popowe”. 
Festiwal rozwijał się czasami w dość nieoczekiwa-
nych kierunkach. W roku 1993 w Gdyni narodziła 
się siostrzana impreza pod nazwą Gdynia Summer 
Jazz Days i odbywała się ponad dekadę2. Podobnie 
jak jej starszy o rok warszawski pierwowzór, mogła 
poszczycić się równie imponującą galerią gwiazd 
jazzu na festiwalowej scenie. W  ramach pierw-
szych edycji wystąpili m.in. tuzy nowoczesne-
go jazzowego grania zza oceanu: Mike Stern, Greg 
Osby i Gary Thomas3. Niestety gdyński odpowied-
nik WSJD zakończył swój żywot w roku 2004.
Z biegiem lat i dekad festiwal WSJD stał się jedną 
z  najważniejszych (zdaniem niektórych najważ-
niejszą!) imprez jazzowych w  Polsce. Jak wspomi-
na Mariusz Adamiak, był moment, gdy pojawiła 
się szansa nadania festiwalowi prawdziwie euro-
pejskiego formatu: „Prowadziłem takie rozmowy, 
gdzie były ogromne budżety, może nie byłby to fe-
stiwal jazzowy, ale byłoby tam sporo jazzu i takiej 

fot. Beata Gralewska

WARSAW SUMMER JAZZ DAYS

wywiady w RadioJAZZ.FM: wtorki, godz. 17.00 | audycje: czwartki, godz. 17.00 | podcasty

www.archiwum.radiojazz.fm/polskafestiwalowa
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nowej muzyki, do tego olbrzymi budżet, ale to się 
niestety nie ziściło”. Z tych marzeń o wielu gwiaz-
dach bardziej z okolic jazzu pozostały jednak ślady 
w  programach kolejnych edycji festiwalu. Wszak 
wystąpili tu m.in. Candy Dulfer, Melody Gardot, Al 
Jarreau i Béla Fleck.
Mariusz Adamiak chyba w sposób najlepszy z moż-
liwych zadbał o  to, by zachowała się dźwiękowa 
dokumentacja festiwalu. Na dołączonych do każ-
dego numeru pisma „Jazz a go-go” płytach CD zna-
leźć można m.in. fragmenty festiwalowych kon-
certów. Z perspektywy dekad (w chwili publikacji 
tego tekstu, w  roku 2022, festiwal odbywa się już 
po raz 31) nagrania te znakomicie ilustrują roz-
mach programowy festiwalu. Wśród nich znaleźć 
można koncerty artystów z najwyższej półki: John 
Abercrombie Trio (1993), Grega Osby’ego (Gdynia 
1994), Eric Marienthal Band (1995), Marka Whitfiel-

fot. Beata Gralewska

da (1995) oraz grupy Praxis i  Billa 
Laswella (1996).
Festiwal Warsaw Summer Jazz Days 
na trwałe zapisał się na festiwalo-
wej mapie Polski. W  trzeciej deka-
dzie XXI wieku – obok Ery Jazzu, 
Bielskiej Zadymki Jazzowej i  sędzi-
wego Jazz Jamboree (prowadzonego 
od roku 2017 także przez Mariusza 
Adamiaka) – należy bodaj do naj-
bardziej rozpoznawalnych festiwali 
jazzowych w kraju. Festiwali, które 
choć z jazzem w nazwie, często wy-
kraczają poza granice narzuconego 
stylistycznego profilu, będąc praw-
dziwym świętem dobrej, wartościo-
wej muzyki. �

1	 W latach 1993-1997 ukazało się łącznie 16 
numerów pisma.

2	 Jej organizatorem był współpracujący 
z Mariuszem Adamiakiem Jarosław Tylicki 
i jego Agencja Colosseum.

3	 Sensacyjne koncerty – w ramach WSJD 
– wymienionych artystów ukazały się 
na płytach dołączonych do pisma „Jazz 
a go-go” (CD A-006, A-007, A-012). Jako 
fonograficzne ciekawostki można je dziś 
spotkać na aukcjach internetowych.
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Jazz w lesie, czyli  
małe jest piękne

Kiedy w 1996 roku Adam Czerwiń-
ski i  Jacek Leszewski zorganizo-
wali pierwszą edycję festiwalu Jazz 
w  lesie, nie spodziewali się, że im-
preza przetrwa dekady. „Zaczęli-
śmy od jednego koncertu w Leśnym 
Dworze – wspomina Czerwiński – 
ośrodku Lasów Państwowych, któ-
rego dyrektorem był wówczas Ja-
cek Leszewski. Oczywiście wszyscy 
pukali się w  czoło na samą myśl 
o tym, że ktoś wpadł na pomysł zor-
ganizowania festiwalu jazzowe-
go w tzw. middle of nowhere, jakim 
było Sulęczyno”. Jednak czas poka-
zał, że nawet najbardziej szalone 
pomysły da się zrealizować. Liczba 
kilkudziesięciu słuchaczy pierw-
szych edycji wzrosła w ciągu dwóch 
dekad do niemal tysiąca, a na festi-
walowej scenie zaczęły pojawiać się 
amerykańskie gwiazdy jazzu. Scena 
także odnalazła w Sulęczynie swoje 
właściwe – zwłaszcza dla pory roku 
i osobliwości przyrody – stałe miej-
sce w parku otaczającym ośrodek.
Już pierwsza edycja, choć może 
skromna, pokazała jednak duży po-
tencjał oddolnej inicjatywy Czer-
wińskiego. W  programie wystąpi-
ły niemal same gwiazdy polskiego 
jazzu: Jan Ptaszyn Wróblewski, Jarek 

Śmietana, Zbigniew Namysłowski i Leszek Kułakow-
ski. Zwłaszcza Jarek Śmietana stał się z  biegiem lat 
dobrym duchem Jazzu w lesie. Wspólnie z Adamem 
Czerwińskim wprowadzili do programu koncerto-
wego specjalne projekty. Jednym z  nich był występ 
amerykańskich gwiazd na sulęczyńskim festiwalu: 
Arta Farmera i  Harvie’ego Swartza w  roku 1998. Od 
tego momentu o  jazzowym festiwalu w  Sulęczynie 
zaczęto mówić i  pisać dużo więcej, wzrosła jego re-
noma i rozpoznawalność wśród ponad setki organi-
zowanych w Polsce festiwali muzyki improwizowa-
nej. Obecnie niemal co roku w programie festiwalu 
pojawiają się jazzmani z Europy i Stanów Zjednoczo-
nych. Do tej pory zawitali tu m.in. Nippy Noya, Gary 
Bartz, Bennie Maupin, Karen Edwards, Nigel Kenne-
dy, Mack Goldsbury, Hamiet Bluiett i James Newton, 
często odwiedzający Sulęczyno Darek Oleszkiewicz, 
a także Bumi Fian (Austria) i Yaron Stavi (UK). Kon-
tynuowane są finałowe koncerty specjalne formacji 

JAZZ W LESIE

wywiady w RadioJAZZ.FM: wtorki, godz. 17.00 | audycje: czwartki, godz. 17.00 | podcasty
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tworzonych przez Śmietanę i  Czerwińskiego: słyn-
ny The Story of Polish Jazz, symfoniczna Autumn Sui-
te pod batutą Krzesimira Dębskiego i Polish Standar-
ds. Nie brakuje także okolicznościowych jubileuszy, 
jak ten z roku 2018, który poświęcony był Wojciecho-
wi Karolakowi z okazji 60-lecia pracy artystycznej. 
Sam Adam Czerwiński, proszony o  podzielenie się 
wspomnieniami o najważniejszych polskich jazzma-
nach, powiedział: „nie wymienię ich wszystkich, bo 
zagrali tu chyba wszyscy najwięksi!”. Spośród legen-
darnych postaci w  historii polskiego jazzu, w  więk-
szości już nieżyjących, grali w  Sulęczynie: Wojciech 
Karolak, Tomasz Szukalski, Zbigniew Namysłowski 
i oczywiście Jarek Śmietana. Co ważne, do dziś są na 

festiwalu wspominani i  pamiętani. 
Po śmierci Jarka Śmietany występo-
wała na festiwalu jego córka, znako-
mita skrzypaczka Alicja Śmietana.
Festiwal Jazz w lesie ma także bar-
dzo starannie prowadzoną stro-
nę internetową (www.jazzwlesie.
pl), z  galerią fotografii i  wykazem 
składów zespołów z poszczególnych 
edycji imprezy. Jazzowe Sulęczy-
no ma chyba najwierniejszą pub-
liczność festiwalową, która co roku 
w  lipcu przybywa wypocząć przy 
muzyce jazzowej. Adam Czerwiński 
przyznaje, że całe przedsięwzięcie 
nie jest łatwe, często obfituje w nie-
oczekiwane sytuacje, niespodzian-
ki i  trudności, ale „mamy spraw-
dzonych współpracujących z  nami 
ludzi, wierną publiczność i najpięk-
niejszą muzykę, która przyciąga jak 
magnes. Czego chcieć więcej?”. �

fot. mat. prasowe fest. Jazz w Lesie
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Jakub Krukowski

12. Enter Enea Festival – Poznań nad Jeziorem  

Strzeszyńskim, 13-15 czerwca 2022 r.

Trzy kontynenty nad poznańskim jeziorem

fot. Paulina Krukowska

Liczni reprezentanci krajów Euro-
py, Kubańczycy, Amerykanin, a na-
wet Hinduska znaleźli się w  pro-
gramie tegorocznego Enter Enea 
Festival. Poznańska impreza co 
roku ma ambicje przybliżania kul-

tur z  różnych stron świata, nigdy 
jednak kultury te nie były od siebie 
tak odległe. To kolejny dowód na 
to, jak uniwersalnym medium jest 
muzyka i  jak idealnie brzmi ona 
na strzeszyńskiej plaży.
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Podróż po Europie

Pierwszy dzień festiwalu przepro-
wadził widownię przez różne ob-
licza muzyki Starego Kontynentu. 
Wycieczkę rozpoczął fiński trę-
bacz Verneri Pohjola z  kwartetem 
w  składzie: Tuomo Prättälä (forte-
pian, efekty), Antti Lötjönen (kon-
trabas) oraz w  zastępstwie Mika 
Kallio – Olavi Louhivuori (perku-
sja). Zespół zaprezentował materiał 
z  wydanej przed dwoma laty płyty 
The Dead Don’t Dream, ale też star-
sze utwory m.in. z repertuaru Ilmi-
liekki Quartet którego skład, przez 
zmianę perkusisty, odpowiadał 
właśnie tej formacji. Lider nie ukry-
wał zachwytu nad tutejszą widow-
nią, co podkreślał przed każdym 
utworem, a było mu dane wystąpić 
przed nią jeszcze następnego dnia.
Drugi występ należał do najmoc-
niej obsadzonej tego roku formacji. 
Sam lider Adam Bałdych (skrzyp-
ce) określił ją na wstępie mianem 
„dream teamu, z  którym można 
grać muzykę”. Towarzyszyli mu: 
Marek Konarski (saksofon tenoro-
wy), Michał Barański (kontrabas), 
Dawid Fortuna (perkusja) oraz 
wyjątkowo Leszek Możdżer (for-
tepian). Podobnie jak na albumie 
Poetry, z  którego pochodził reper-
tuar, do czołowych polskich mu-
zyków dołączyła gwiazda z  Włoch 
– Paolo Fresu (trąbka). Tytuł naj-
nowszej produkcji skrzypka dosko-
nale oddaje nastrój tego koncertu. 

Było to prawdziwie poetyckie przeżycie, zwłaszcza 
gdy zaproszony gość czarował swoją wirtuozerią.
Ostatni tego dnia występ okazał się jednym z naj-
większych zaskoczeń imprezy – audiowizualny pro-
jekt Indiamore zaprezentował Christophe Chassol. 
Swoją twórczość francuski pianista opiera na na-
graniach filmowych zarejestrowanych podczas po-
dróży, w tym wypadku do Indii. Stanowią one pod-
stawę do przygotowywania sekwencji fortepianu 
i keyboardów, którymi operuje podczas występów. 
Emitowany na ekranie materiał oraz kreowana na 
żywo muzyka były perfekcyjnie zsynchronizowa-
ne, a ich odbiór niezwykle wciągający. Wielkie sło-
wa uznania należą się za zaproszenie tego artysty – 
trudno wyobrazić sobie inną imprezę skłonną na 
tak odważne posunięcie programowe. Tych zresztą 
w tym roku nie brakowało.

fot. Paulina Krukowska
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Dzień projektów specjalnych

Choć punktem kulminacyjnym tegorocznego 
EEF miał być kończący wtorkowy wieczór koncert 
jazzowo-symfoniczny, to niespodziewanie rów-
nież pierwszy występ okazał się niepowtarzal-
ny. Wszystko zapoczątkowała przykra informacja 
o  odwołaniu przyjazdu basisty Hadriena Ferau-
da i jego grupy 5-ISH. Na wysokości zadania stanął 
oczywiście dyrektor festiwalu Leszek Możdżer (for-
tepian), który razem z  występującą dzień później 
Marialy Pacheco (fortepian) przygotował sponta-
niczny duet. Oboje artystów łączy serdeczna relacja 
– Polak przewodniczył jury Montreux Jazz Solo Pia-
no Competition, które w  2012 roku przyznało pia-
nistce pierwszą nagrodę, i  rok później zaprosił jej 
trio na Enterową scenę. Ich koncert wypełniły na-
strojowe melodie pochodzące m.in. z  Kuby – oj-
czyzny Marialy. Nie mogło zabraknąć ikonicznego 
Mambo Influenciado, które Chucho Valdés grał nie 

tak dawno w  duecie z  nieodżało-
wanym Chickiem Coreą.
Gorące karaibskie rytmy ochłodził 
przybyły z Trondheim Daniel Her-
skedal. Wybitny trębacz basowy 
i  tubista przyjechał do Poznania 
z  pianistą Eyolfem Dale’em i  per-
kusistą Helge Andreasem Nor-
bakkenem. Norweg również znał 
strzeszyńską scenę, gdyż w  2014 
roku wystąpił tu z Mariusem Nese-
tem. Repertuar jego indywidualne-
go koncertu pochodził w większo-
ści z  ostatniego albumu Harbour. 
W  pamięci widowni z  pewnością 
pozostanie fantastyczne wykona-
nie The Mariner’s Cross, utworu, 
który artysta – odwrotnie niż na 
płycie – zostawił na sam koniec.
Jak wspomniałem, ostatni tego 
dnia występ był najważniejszym 

fot. Paulina Krukowska

fo
t.

 P
au

lin
a 

K
ru

ko
w

sk
a

fo
t.

 P
au

lin
a 

K
ru

ko
w

sk
a



JazzPRESS, lipiec-sierpień 2022       |65

projektem tegorocznej edycji festi-
walu. Gdy w  zeszłym roku Leszek 
Możdżer zaprosił Orkiestrę Tea-
tru Wielkiego im. Stanisława Mo-
niuszki w  Poznaniu pod dyrekcją 
Katarzyny Tomali-Jedynak do wy-
konania UrbSymphony, zachwyce-
ni kolaboracją symfonicy zamówi-
li u  pianisty utwór inspirowany 
Uwerturą fantastyczną Bajka au-
torstwa patrona teatru. Z uwagi na 
remont ich siedziby naturalnym 
miejscem premiery Moniuszko Alt_
Shift_1 Escape była tutejsza plene-
rowa scena. Wykonanie ubarwiła 
obecność solistów: Verneriego Po-
hjoli (trąbka), Bartka Królika (bas), 
Adama Bławickiego (saksofon) 
i Łukasza Sobolaka (perkusja). Do-
skonałym pomysłem było odegra-
nie oryginalnej, trwającej niespeł-
na 20 minut kompozycji, a dopiero 
później rozszerzonej do prawie go-
dziny wersji współczesnej. Mając 
w  pamięci inne realizowane tu 
projekty orkiestrowe, ten wydał mi 
się najbardziej udany, co potwier-
dziły entuzjastyczne reakcje wi-
downi. To bardzo dobry kierunek, 
żeby klasyczną twórczość zesta-
wiać ze współczesną interpretacją. 
Oby taka tendencja stała się normą 
dla festiwalu.

Szalony finał

Pierwszy środowy koncert był 
akurat zaprzeczeniem użytego 
powyżej śródtytułu, dzięki cze-

mu stanowił przeciwwagę tego, co miało nastąpić 
później. Ważną misją imprezy jest prezentowanie 
młodych zespołów i  w  tym roku taką szansę do-
stała grupa Chojnacki/Miguła Contemplations, 
w  składzie: Jan Chojnacki (trąbka), Filip Migu-
ła (fortepian), Bartłomiej Chojnacki (kontrabas) 
i  Adam Wajdzik (perkusja). Muzyków wsparli 
znakomici goście: na Seadog Tale Leszek Możdżer, 
a w komedowskim standardzie Nim wstanie dzień 
– Adam Bławicki. Panowie przygotowują się do 
nagrania nowej płyty, stąd ich repertuar wypełni-
ły zarówno starsze kompozycje, jak i nadchodząca 
twórczość, oscylująca wokół nastrojowego, main
streamowego jazzu.
Kolejna na scenę wyszła rozgrzana po zeszłodnio-
wym występie Marialy Pacheco (fortepian), tym 
razem w towarzystwie Omara Sosy (fortepian, pia-
nino elektryczne). Choć poprzedni koncert kuban-
ki pozostawił bardzo pozytywne wspomnienia, 
to połączenie z  krajanem przyniosło prawdziwie 
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latynoskie granie, zwłaszcza w  trakcie porywają-
cego Angustiado 4 Hands. Program koncertu wy-
mykał się jednak prostym klasyfikacjom i  mu-
zyka nierzadko skręcała do bardziej klasycznych 
źródeł. Nie sposób było przejść obojętnie obok 
emanującego charyzmą Sosy, który czarował, za-
równo siedząc przed instrumentem, jak I  wyko-
nując szamańskie tańce wokół niego.
Ostatni akcent festiwalu okazał się prawdziwą 
programową bombą. Choć występ Mohini Dey 
od dłuższego czasu anonsowany był jako „jazda 
bez trzymanki”, to mało kto spodziewał się tak 
odbiegającego od typowego tutaj grania. Niesa-
mowita hinduska instrumentalistka, choć ma 

dopiero 25 lat, udowodniła praw-
dziwą wirtuozerię gry na gitarze 
basowej. Artystka przyjechała do 
stolicy wielkopolski z  międzyna-
rodowym zespołem: Amerykani-
nem – prywatnie mężem – Mar-
kiem Hartsuchem (saksofon) 
oraz Węgrami: Gergő Borlaiem 
(perkusja), Mikem Gotthardem 
(gitara) i  Danielem Szebenyim 
(klawisze). Grupa zaprezentowa-
ła autorski materiał liderki, prze-
platany kanonicznymi cytatami 
m.in. z  utworów Jaco Pastoriusa. 
Całość wypełniło potężne elek-
tryczne brzmienie, pełnymi gar-
ściami czerpiące z rocka i funku. 
Możliwości mocniejszego grania 
nie mógł odmówić sobie również 
Możdżer, który w  jednym utwo-
rze dołączył do muzyków na elek-
trycznym pianinie.
Tradycyjnie każda edycja EEF 
wiąże się z  odsłonięciem nowe-
go obiektu artystycznego w  oka-
lającym scenę parku. W  tym 
roku była to praca Marcina Za-
wickiego Grzyby, które – jak na-
pisano – mają „status symbolu 
niezniszczalności i  biologicznej 
żywotności”. Trudno nie doszuki-
wać się w tym analogii do samego 
festiwalu. To impreza o  ugrunto-
wanej renomie, stale zaskakują-
ca obfitością programu. Oby, tak 
jak rzeczone Grzyby, jeszcze przez 
wiele lat nieprzerwanie impono-
wała podobnym jak w  tym roku 
rozmachem. �fot. Paulina Krukowska
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Basia Gagnon

28. Festiwal Starzy i Młodzi, czyli Jazz w Krakowie  

– Kraków, Centrum Sztuki i Techniki Japońskiej Manggha,  

Piec Art, 24-31 maja 2022 r.

Zabawa dźwiękiem

fot. Piotr Banasik

Małe też może być piękne – już od 28 
lat dowodzi tego coroczny Festiwal 
Starzy i Młodzi, czyli Jazz w Krako-
wie. Kameralna formuła zestawie-
nia kilku gwiazd jazzu z  tymi, do 
których należy przyszłość tego ga-
tunku, sprawdziła się i w tegorocz-
nej majowej edycji. Mocny początek 

w  wykonaniu duetu Calderazzo/
Patitucci nie przytłumił muzycz-
nych poczynań uznanych w  kraju 
polskich artystów, jak RGG czy Szy-
mon Mika, i  początkujących, jak 
studenci Krakowskiej Szkoły Jazzu 
i Muzyki Rozrywkowej, co świetnie 
wróży przyszłości polskiego jazzu.



68|	 Koncerty / Relacje

Mniej znaczy więcej

Cierpliwość entuzjastów jazzu 
oczekujących we wtorkowy wie-
czór na rozpoczęcie festiwalu, od-
bywającego się co roku blisko ter-
minu Międzynarodowego Dnia 
Jazzu, została wystawiona na cięż-
ką próbę. Kiedy, już po prawie go-
dzinnym oczekiwaniu z  powodu 
przedłużającej się poprzedniej im-
prezy w  Centrum Sztuki i  Tech-
niki Japońskiej Manggha, zostali-
śmy wpuszczeni na salę, okazało 
się, że fortepian wymaga nastro-
jenia. I  dopiero po doprowadze-
niu instrumentu do stanu godne-
go geniuszu jazzowego fortepianu 
zabrzmiały pierwsze akordy kom-
pozycji Joeya Calderazzo Midnight 
Voyage.
Uwielbiam małe formacje i  w  tej 
wersji ascetyczna forma superdu-
etu Joey Calderazzo (fortepian)  / 
John Patitucci (kontrabas) udo-
wodniła, że zdecydowanie mniej 
znaczy więcej. Od pierwszych 
dźwięków czuło się fenomenalne 
porozumienie dwóch dojrzałych 
muzyków, którzy nie muszą nicze-
go udowadniać i  bawią się dźwię-
kami ze swobodą doświadczenia 
połączonego ze świeżością. Nie-
spieszne, rozważne progresje for-
tepianu doskonale dopełniały się 
z  dyskretnymi, ale stanowczymi 
dźwiękami kontrabasu.
Dwie kolejne kompozycje autor-
stwa Patitucciego inspirowane fot. Piotr Banasik
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klimatem Kalabrii, skąd pochodzą 
muzycy, rozpoczął on sam nostal-
gicznymi dźwiękami wydobywa-
nymi smykiem ze strun kontra-
basu. Muzycy, entuzjastycznie 
przyjęci przez publiczność, czuli 
się na scenie Mangghi jak w domu 
i dzielili się wrażeniami z czterna-
stokoncertowej trasy, w której Kra-
ków był przedostatni. Przyznawali 
się do zmęczenia, którego absolut-
nie nie dali nam odczuć w  muzy-
ce pełnej dźwięków medytacyjno-
kontemplacyjnych i radosnych.
Szczególnym momentem była 
kompozycja Patitucciego dedyko-
wana jego wieloletniemu�������  mento-
rowi, zmarłemu ponad rok temu 
Chickowi Corei. Półtoragodzinny 
koncert oczywiście zakończył się 
bisem – liryczną wariacją na temat 
klasycznego hitu O  mio babbino 
caro z opery Gianni Schicchi Giaco-
mo Pucciniego. Rozmarzona pub-
liczność z  ociąganiem rozchodziła 
się do domów, dzieląc się wraże-
niami wieczoru.
Jubileuszowy koncert znakomite-
go polskiego tria RGG porwał mnie 
mniej niż płyta, którą notabene 
wysłuchałam dopiero po koncer-
cie. Zespół zaprezentował materiał 
przekrojowy – od płyty Szyma-
nowski, przez Aurę i  Memento, aż 
do najnowszej Mysterious Monu-
ments On The Moon – wymagający 
kompletnego, wręcz medytacyjne-
go skupienia, co niestety na kon-
cercie uniemożliwiały zbyt częste 

migracje słuchaczy. Rozumiem, festiwal jazzowy 
to nie filharmonia, ale zatęskniłam za archaicz-
nym już zwyczajem wpuszczania spóźnialskich po 
pierwszym utworze. W  sali Mangghi nie do koń-
ca dotar�������������������������������������ło do mnie piękno wysublimowanych wa-
riacji fortepianu Łukasza Ojdany, kontrabasu 
Macieja Garbowskiego i  perkusji Krzysztofa Gra-
dziuka. Dopiero w  domu, po koncercie, słuchając 
Mysterious Monuments On The Moon oraz Memento, 
mogłam w  pełni docenić niemal mistyczny urok 
kompozycji improwizowanych z  wyobraźnią, doj-
rzałością i symbiotycznym porozumieniem muzy-
ków RGG, czym dorównywali duetowi Calderazzo/
Patitucci.
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zdawały się zaprzeczać młodemu 
wiekowi artystki również wte-
dy, gdy po koncercie słuchałam 
jej płyty Roots. Aranżacje zna-
nych tematów ludowych były jed-
nocześnie pełne nostalgii i wigo-
ru, a  sekcja rytmiczna doskonale 
uzupełniała brzmienie.
Szymon Mika International, 
w  którego składzie znaleźli się 
Max Mucha (kontrabas), Péter 
Somos (perkusja), Oskar Török 
(trąbka), Yumi Ito (����������� wokal), wy-
konał w  drugiej części wieczo-
ru utwory duetu Mika/Ito z  al-
bumu Ekual, który ukazał się pod 
koniec zeszłego roku, oraz nie-
wykonywane jeszcze kompozy-
cje przeznaczone na kolejną pły-
tę. Nie przekonała mnie w  tym 
układzie wokalistka, nnie ujmu-
jąc jej bezdyskusyjnemu talento-
wi i  skali, natomiast brzmienie 
reszty zespołu więcej niż zaspo-
koiło moje oczekiwania. Miło jest 
patrzeć (i  słuchać), jak Szymon 
Mika rozwija się, odkrywając co-
raz to nowe możliwości swojego 
instrumentu. ����������������  Oskar Tö�������� r������� ö������ k cza-
rował wyjątkowym, bajecznym 
dźwiękiem trąbki, a  sekcja ryt-
miczna przepięknie dopełniała 
improwizacje gitary.
Festiwal zakończyły występy mło-
dych muzyków ze stajni Grzego-
rza Motyki (organizator festiwalu, 
dyrektor artystyczny Krakowskiej 
Szkoły Jazzu i Muzyki Rozrywkowej) 
w  moim ulubionym krakowskim 

Wysoki poziom młodych

W  drugim dniu festiwalu wystąpiła pianistka 
Julia Amirova. W  swoim triu, z  Mikołajem Si-
korą (kontrabas) i  Patrykiem Gajdą (perkusja), 
zagrała autorski materiał z płyty Roots inspiro-
wanej polską i ukraińską muzyką ludową. Pro-
fesjonalizm wykonania i dojrzałość kompozycji 

fot. Bartosz Mrozowski
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klubie Piec Art. Poziom był na-
prawdę wysoki. Moją uwa-
gę przykuło międzynarodowe 
trio Nikity Abramenko (gitara), 
Krzysztofa Mysony (kontrabas) 
i  Tymoteusza Hugeta (perkusja) 
oraz młodziutka wokalistka Ida 
Zielińska, która wykonała nie-
słychanie świadomą, wrażliwą 
interpretację Kołysanki Komedy 
z  filmu Rosemary’s Baby. Woka-
listce znakomicie partnerowali 
Marcin Chatys (kontrabas) i  Ni-
kodem Wikieł (perkusja), który 
zagrał wyjątkowe solo na zakoń-
czenie Kołysanki.
Grzegorz Motyka zapowiedział 
już kolejną, XXIX edycję festi-
walu, na którą zamierza reakty-
wować Grzegorz Motyka Guitar 
Band. W takim razie czekamy. �
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30. Gala Grand Prix Jazz Melomani 2021 – Łódź, Teatr Wielki, 18 czerwca 2022 r.

Jubileuszowa łódzka gala
fot. Piotr Fagasiewicz

Łódzkie Stowarzyszenie Jazzowe Melomani przy-
znało 18 czerwca na 30. uroczystej gali swoje jazzo-
we Oscary za rok 2021. Tym razem laureatami zo-
stali:
Włodek Pawlik – Grand Prix za całokształt działal-
ności,
Adam Bałdych – Artysta Roku,
Piotr Krzemiński – Najlepszy Łódzki Jazzman,
Marcin Pater – Jazzowa Nadzieja Melomanów,
Piotr Metz, Roch Siciński i  Andrzej Zieliński – 
w kategorii Dziennikarz / Krytyk Roku,

Marcin Wasilewski Trio – Jazzowy 
Album Roku – En Attendant,
Tomasz Gołębiewski – Jazzowa 
Perła Łodzi za cykl Manu Summer 
Jazz Sundays.

Jubileuszową galę uświetniły kon-
certy Jazz Band Ball Orchestra 
z Karen Edwards, Włodka Pawlika 
z  zaproszonymi gośćmi oraz Ada-
ma Bałdycha z Motion Trio. �
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Krzysztof Komorek

Vilnius Mama Jazz Festival 2022 – Wilno,  

Litewski Narodowy Teatr Dramatyczny, 26-29 maja 2022 r.

Nie ma jak u Mamy

fot. Susan O'Connor, www.jazzword.com

Ciekawy i  zróżnicowany program 
zaproponowali litewskim fanom 
jazzu organizatorzy Mama Jazz, 
jednego z największych wileńskich 
festiwali jazzowych. Przez cztery 
dni na scenie Litewskiego Narodo-
wego Teatru Dramatycznego zapre-
zentowały się zarówno światowe 

gwiazdy, jak i nadzieje litewskiego 
jazzu. 
Przez dwa dni w  godzinach po-
południowych publiczność mia-
ła możliwość posłuchania wy-
branych zespołów z  Litwy 
w  showcase’owej formule. Wśród 
młodych muzyków dało się za-
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uważyć wyraźną tendencję do fa-
scynacji instrumentami elektro-
nicznymi – aż cztery z dziewięciu 
grup postawiły na elektroniczne 
brzmienia. Najbardziej interesują-
ce były grupy występujące w fina-
le: Juzt oraz Quark Effect. Bardzo 
ciekawie wypadły też oryginal-
ny, prezentujący eklektyczną mie-
szankę stylistyczną duet Vytautas 
Labutis (saksofony) /Andrius Ba-
lachovičius (akordeon) oraz Vero-
nika ChiChi Quintet, w  którym 
wyróżniała się liderka-wokalist-
ka, a  także znakomity pianista 
Dmitrij Golovanov. Wysokie i  za-
służone oceny ekspertów uzy-
skał 21st Century Quartet z  Davi-
tem Avetisyanem na saksofonie. 
Mnie natomiast najbardziej przy-
padła do gustu znakomita Lithu-
anian Youth Jazz Orchestra (Lie-
tuvos Jaunimo Džiazo Orkestras) 
pod dyrekcją pianistki Austėji 
Marii Kimbartaitė, która zasko-
czyła publiczność kapitalnym, 
improwizowanym programem. 
Showcase’owe koncerty odbywały 
się – co było niespodzianką – przy 
niemal pełnej sali, z żywo reagują-
cą widownią.
Nie inaczej było w przypadku wy-
stępów wieczornych, w  czasie któ-
rych zagrały niewątpliwe gwiazdy, 
oferując świetną rozrywkę. Pierw-
szego wieczoru wystąpiło trio Rym-
den z  udziałem pianisty Bugge 
Wesseltofta oraz współtworzących 
niegdyś genialne trio e.s.t. Dana fo
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Berglunda i Magnusa Öströma, a  także założona 
przez dawnych członków Snarky Puppy i  grająca 
w podobnej stylistyce formacja Ghost Note. Z kolei 
sobotni koncert należał do Grégory’ego Privata, 
który zaprezentował solowy recital, kwartetu sak-
sofonisty Bena Wendela, z udziałem Shaia Maes-
tro, oraz fantastycznej sekcji rytmicznej w  skła-
dzie Joe Sanders i Greg Hutchinson.
Program dwóch pozostałych dni był dla mnie do-
wodem na ogromną odwagę i śmiałość w kształ-
towaniu gustów publiczności. Połowa festiwalu 
oddana została bowiem we władanie przedsta-
wicielom awangardy. Pierwszy z  freejazowych 
wieczorów został wypełniony jubileuszowowym 
koncertem Vladimirasa Čekãsinasa – pioniera 
i  legendy litewskiego jazzu, który świętował na 
scenie swoje 75 urodziny. Celebrację uświetniła 
prezentacja kompozycji Suite for Free People oraz 
jam session z udziałem najznakomitszych muzy-
ków jazzowych Litwy, z których wielu kształciło 

się niegdyś pod okiem szanowne-
go jubilata. W jamie udział wzię-
li m.in. Liudas Mockūnas, Petras 
Geniušas i Leonidas Šinkarenko.
Natomiast na finał zaserwowa-
ne zostały widzom dwie inne hi-
towe propozycje. Koncert rozpo-
czął się występem pod hasłem 
We stand with Ukraine. Na scenie 
pojawił się jeszcze jeden legen-
darny przedstawiciel gospodarzy 
– Vladimir Tarasov w  towarzy-
stwie dwójki ukraińskich instru-
mentalistów: basisty Marka To-
kara oraz pianisty Volodymyra 
Solianyka. To był kapitalny, naj-
wyższej klasy pokaz muzyki im-
prowizowanej.
Festiwal został zamknięty wy-
stępem saksofonowego kwartetu 
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muzycznego giganta, Anthony’ego 
Braxtona, z udziałem Jamesa Feia, 
Chrisa Jonasa oraz André Vidy. 
Kwartet podczas europejskich 
koncertów prezentował najnowsze 
dzieło Braxtona Composition 436, 
będące zalążkiem nowego Braxto-
nowskiego systemu. W kontraście 
ze swobodną, żywiołową pierwszą 
częścią wieczoru, tym razem mie-
liśmy do czynienia z  ucztą o  cha-
rakterze równie intelektualnym, 
co muzycznym.
Twórczość Braxtona jest fascy-
nująca. Także w  wymiarze teore-
tycznym, o  czym można było się 
przekonać po ostatnim koncercie 
festiwalu. Na wileńskiej Akademii 
Muzycznej zaplanowano bowiem 
wykład o  filozofii i  konstrukcji 
dzieł Braxtona. Wykład poprowa-
dził, w  sposób niezwykle cieka-
wy, a  przy tym przystępny, James 
Fei, który występował z mistrzem 

dzień wcześniej i który współpracuje z nim od po-
nad dwóch dekad.
Cztery dni w Wilnie okazały się niezwykle owoc-
ne. Świetna muzyka, interesujący program uzu-
pełniający, znakomita organizacja, kapitalne 
miejsce koncertów. Wielu rzeczy można było wil-
nianom pozazdrościć – przede wszystkim ot-
wartości, zarówno ze strony organizatorów, jak 
i  publiczności, która po brzegi wypełniała salę 
koncertową przez wszystkie dni festiwalu. �
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Vanessa Rogowska: W  jakim mo-
mencie życia pana spotykam?

Robert Majewski: Myślę, że podob-
nie jak dla wszystkich – w  niepew-
nym i trudnym z różnych powodów.

A co jest trudnego w tym momencie?

Wojna w  pobliżu nie napawa op-
tymizmem. Poza tym sytuacja pan-
demiczna uświadomiła muzykom, 
i nie tylko im, w jakim są miejscu. 
Nasz zawód jest niepoważny. Takie 
mam wrażenie.

A  może został potraktowany jako 
niepoważny? To znacząca różnica.

Zostaliśmy zablokowani na sa-
mym początku pandemii, a  od-
blokowani na samym końcu. 
W szkole muzycznej, w której uczę 
w Warszawie przy ul. Połczyńskiej, 
jest coraz mniej chętnych do wy-

konywania zawodu muzyka. Kie-
dyś znacznie więcej osób zdawało 
do szkoły. W  szczególności tłumy 
ochotników oblegały kierunek wo-
kalny. Instrumenty dęte blasza-
ne, takie jak trąbka, puzon itp., za-
wsze należały do niszowych. To się 
nie zmieniło, ale jest coraz większy 
problem, żeby znaleźć chętnych. 
Być może po części jest to spowo-
dowane tym, że na muzycznych 
uczelniach większości dużych 
miast powstały wydziały muzyki 
jazzowej i  zainteresowani trafiają 
na studia bliżej miejsc zamieszka-
nia. Niestety myślę sobie, że w du-
żym stopniu przyczyniła się też do 
tego pandemia. Ludzie stwierdzili, 
że zawód muzyka jest ryzykowny.

A  ja myślę, że zawsze był to ryzy-
kowny zawód.

Oczywiście. Jednak mogliśmy liczyć 
na swoje umiejętności menedżerskie 

Robert Majewski – trębacz jazzowy, syn trębacza jazzowego Henryka. Gra, komponuje i aran-

żuje. Uczy i wychowuje młodsze pokolenia. Spełniony, szczęśliwy mąż i ojciec. Skromny, nie 

epatuje swoją osobą w mediach. W tym roku obchodzić będzie jubileusz 40-lecia swojej dzia-

łalności artystycznej. Już na samym początku rozmowy okazuje się jednak, że do roli muzyka 

ma spory dystans…

Nie wiem, czy to był  
dobry wybór

Vanessa Rogowska
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– jeżeli ktoś takie posiada, bo ja akurat nie posia-
dam. W przeciwieństwie do wielu moich kolegów. 
Nie wspominając o  tych, którzy mają swoich me-
nedżerów. Początek pandemii w marcu 2020 roku 
uciął wszystko. Wszystkie zdolności, powiązania 
czy koneksje przestały mieć znaczenie. Przestały 
funkcjonować.

Jak pan sobie wtedy poradził?

Raczej sobie nie poradziłem.

Podobno pomysł niedawno wydanej płyty He-
art to Heart, którą nagrał pan w duecie z Krzysz-
tofem Herdzinem, narodził się podczas pandemii. 
Słuchając jej, odczuwam, podobnie jak w przypad-
ku innych pańskich płyt, silny 
pierwiastek kontemplacyjny. 
Dochodzę do wniosku, że posia-
da pan swoją niszę, a burze roz-
grywające się w  codzienności 
nie należą do tej przestrzeni. Są 
gdzieś na zewnątrz.

[śmiech]. A propos płyty nagranej z Krzysiem Her-
dzinem – trzeba pamiętać, że to był jego pomysł 
od początku do końca. Mam na myśli całą war-
stwę muzyczną czy kompozycyjną. Krzysiu wszyst-
ko skomponował i nagrał u siebie w domu. Ja tylko 
dołożyłem swoje trzy grosze, grając na trąbce i flu-
gelhornie. Starałem się dopasować do tego, co sły-
szę, i tyle. Taki był mój udział.

Powiedziałabym, że kwestia dostrojenia jest klu-
czowa. Nie zawsze jesteśmy w  stanie dostroić się 
do drugiej osoby.

Nieskromnie powiem, że potrafię dostroić się do 
różnych rzeczy, stylów czy gatunków. Poza tym 

szczerze mówiąc, czerpię z  tego 
przyjemność. Mogę zagrać różną 
muzykę. Nie tylko jazz. Wielokrot-
nie zdarzało mi się zagrać muzykę 
popową czy z pogranicza jazzu.

Co świadczy o  pańskiej elastycz-
ności, umiejętnościach... [tu zaczął 
szczekać pies pana Roberta, jakby 
na potwierdzenie talentu swojego 
właściciela].

Nigdy nie byłem ortodoksyjnym 
jazzmanem. Być może jest tak, że 
najwięcej moich nagrań to jazz 
akustyczny. Może w ten sposób lu-

dzie mnie najczęściej kojarzą. Na-
tomiast słuchałem różnej muzyki. 
Popowej, klasycznej... Jedyny gatu-
nek, który mi do końca nie przy-
padł do serca, to rap. Nie wiem dla-
czego, choć są elementy rapowe 
w  muzyce, które mi nie przeszka-
dzają.

Poruszyliśmy na początku roz-
mowy temat obecnych realiów 
i  zmieniającego się świata, który 
ogromnie przyspieszył i  zmienił 
niebezpiecznie kierunek. Co pan 
o tym sądzi?

Sytuacja pandemiczna uświa-
domiła muzykom, i nie tylko im, 
w jakim są miejscu. Nasz zawód 
jest niepoważny
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Przychodzi mi na ten temat do 
głowy tylko to, że nie mamy na to 
wpływu. Nie chciałbym się mą-
drzyć. Miałem mieszane uczu-
cia w  związku z  pandemią, z  tym, 
co się obecnie dzieje na Ukrainie. 
Nie wiem, co mam powiedzieć na 
ten temat. Czuję się zaniepokojony 
i niepewny.

Co oprócz muzyki jest dla pana 
ostoją w życiu?

Rodzina. Jest moim największym 
życiowym dokonaniem. Żona, 
troje dzieci. Oni są najważniejsi. 
A w tym roku będę obchodził trzy-
dziestą rocznicę małżeństwa.

Gratuluję! Czyli jubileusz małżeń-
stwa zbiegł się z czterdziestą rocz-
nicą pracy artystycznej?

Zgadza się, ale to nie praca arty-
styczna jest dla mnie najważniej-
sza. W  ogólnym rozrachunku na 
pierwszym planie jest rodzina.

Dobrze słyszeć w  obecnych cza-
sach o trwałości i wartości długo-
letniego związku.

Też tak myślę, ale obecnie na-
głaśnia się przede wszystkim 
afery. Natomiast o  tym, co jest 
wartościowe, nie wspomina się 
często. Jeśli w  czyimś życiu do-
brze się układa, to nie jest to cie-
kawe.

A ja mam w zanadrzu pytanie – czym jest dla pana 
tradycja, w rozumieniu pozamuzycznym?

Ale mnie pani ciągnie za język.

Czuję, że pan jest nośnikiem tradycji, jej wartości.

Dlaczego tak pani czuje?

Słuchając muzyki. Nie znam pana osobiście. Dużo 
można wyczytać z tego, co ludzie grają i w jaki spo-
sób grają. Jaki repertuar wybierają. I jak interpre-
tują muzykę.

W sztuce liczy się dla mnie prawda. Jeżeli coś jest 
fałszywe, to mam wrażenie, że to wyczuwam. Ale 
może mi się wydaje?

Może pan to wyczuwa, ale nie wiem, czy ludzie 
młodszego pokolenia mają taką umiejętność. 
Mam na myśli, że postmodernistyczny świat roz-
padł się na kawałki. Rządzi się już innym prawa-
mi. I  czy w  tym kontekście tradycja ma dla pana 
sens? Czy warto ją nieść?

fot. Yatzek Piotrowski
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Absolutnie tradycja ma sens. Chociażby rozwój 
jazzu pokazuje, że muzyka rozwijała się dzięki tra-
dycji. Swego czasu powstała muzyka bebopowa, 
a  muzycy tacy jak Charlie Parker czy Dizzy Gille-
spie słuchali muzyków swingowych. Czerpali z te-
go, co było wcześniej. Tyle że jako geniusze mieli 
na to własne, świeże spojrzenie. To geniusze ciąg-
ną muzykę do przodu. I Ellington, Coltrane czy Mi-
les, który nieustannie się rozwijał i czerpał z trady-
cji. Myślę, że tradycja jest podstawą wiarygodności 
artysty. Artysta zna tradycję, szanuje ją, ale jedno-
cześnie potrafi znaleźć własny język. Ludzie, którzy 
przekreślają to, co było, nie są dla mnie wiarygodni.

A nie odnosi pan wrażenia, że to ogólna tendencja 
u  młodych ludzi? Wolą zerwać z  tradycją na ko-
rzyść medialnego zaistnienia?

Oczywiście. Zawsze tak było. Świętej pamięci To-
masz Szukalski nazywał takich ludzi Dymitrami 
Samozwańcami. Zawsze znajdą się jednostki, które 
chcą zaistnieć za wszelką cenę. Zdarza się, że śro-
dowisko dziennikarskie im w tym pomaga. Słysza-
łem panią, która gra na saksofonie – choć gra to 

dużo powiedziane. W  wywiadach 
z  tą panią próbuje się udowodnić, 
że to coś wartościowego. Jestem 
przekonany, że to nic wartościowe-
go. Sztuką jest, że ktoś nie potrafi 
grać, a gra? Próbuje coś udowodnić 
w ten sposób? Do mnie to nie prze-
mawia, a  niektórzy dziennikarze 
się na to łapią. Uważają to za coś 
niezwykle oryginalnego, że ktoś 
nie potrafi grać na instrumencie. 
Gra, wydobywając takie dźwięki, 
których ci, którzy naprawdę potra-
fią grać, nigdy nie wydobędą.

To są pewne triki, które pozwa-
lają niektórym zaistnieć. Z  dru-
giej strony pojawia się pytanie 
o  poziom dziennikarstwa. I  czym 
jest merytoryczne przygotowanie 
do tej niełatwej sztuki. Jako na-
uczyciel spotyka pan młodych lu-
dzi wchodzących w  dorosłe życie. 
Dzieli was trochę lat, ale nie o nie 
chodzi, a  o  to, co się wydarzyło 
w tym czasie w świecie. Jak wy się 
rozumiecie? Czy możliwe jest po-
między wami porozumienie?

Myślę, że tak. Z wieloma uczniami 
dobrze się rozumiem. Oczywiście 
społeczności uczniowskiej zdecy-
dowanej grać jazz jest mniejszość. 
Wielu z  uczniów próbuje rów-
nolegle studiować inne kierun-
ki. Patrzą na przyszłość bardziej 
praktycznie niż ja. Będąc dzie-
więtnastolatkiem, nie wyobraża-
łem sobie przyszłości bez muzyki 

fot. Kuba Majerczyk
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jazzowej. Nie interesowały mnie 
kwestie finansowe i  praktyczne. 
Chciałem tylko grać. Myślę, że to 
jest jakiś klucz. Chyba większość 
muzyków, którzy reprezentują tak 
zwany poziom, prezentuje podob-
ne podejście. Nie myślą, że zrobią 
szybką karierę.

Pan postawił wszystko na jedną 
kartę?

Tak. Tata był muzykiem. Jako 
małe dziecko chodziłem z  nim 
na próby zespołu Old Timers czy 
Swing Session. Wyrastałem w tej 
atmosferze. Nie widziałem dla 

siebie innej przyszłości, mimo że 
muzykę zacząłem traktować po-
ważnie dość późno. Nie ukończy-
łem podstawowej szkoły muzycz-
nej. Dopiero półtora roku przed 
szkołą średnią zacząłem pobie-
rać lekcje trąbki. Chciałem być 
jazzmanem. Wszedłem w  to ca-
łym sobą.

Co pan dostał od swojego ojca? 
Czy pan jest jego przedłużeniem, 
kontynuacją? Za co pan jest mu 
wdzięczny? Często dowiadujemy 
się tego, kiedy naszych rodziców 
przy nas już nie ma. Jak pan myśli 
o tym z perspektywy lat?

Fakt, że ojciec przekazał mi to, co przekazał, jest 
dla mnie bardzo ważny. Aczkolwiek nigdy nie by-
ło takich sytuacji, żeby on czy rodzina naciskali na 
mnie, bym wykonywał konkretny zawód. Fakt, że 
rodzice nie posłali mnie do podstawowej szkoły 
muzycznej, świadczy, że nie chcieli usilnie  wpły-
wać na moją przyszłość. Liczyli chyba na to, że sam 
do tego dojrzeję.

Czy jako muzyk był pan pod wpływem taty? W ja-
ki sposób szukał pan własnego języka?

Myślę, że to słychać w  nagraniach. Płyta Continu-
ation, którą nagrałem jako współlider z  ojcem do 
serii Polish Jazz, pokazuje, że gramy inaczej. Na-
sze kompozycje są odmienne. Inny jest nasz sposób 
grania czy rodzaj ekspresji. Wydaje mi się, że od 

początku inaczej patrzyłem na 
elementy wykonawcze, mimo że 
jako chłopiec słuchałem sporo 
muzyki swingowej, dixielando-
wej, nowoorleańskiej, ale nigdy 

nie przesiąkłem tym rodzajem ekspresji, który re-
prezentował mój ojciec. Tata wiele lat wykonywał 
taki rodzaj muzyki, czy nawet postbebopową. Ja pa-
trzyłem inaczej na trąbkę niż on i dzięki temu mo-
gliśmy sobie pogadać sporo na ten temat. Na scenie 
również. Między nami nigdy nie było rywalizacji. 
Rozumiał, że mówię innym językiem, i doceniał to.

A jakim człowiekiem był pański tata Henryk Ma-
jewski?

Przede wszystkim był prostolinijny. Jeśli coś mu 
się nie podobało, to zawsze o tym mówił. Nie ukry-
wał, że coś mu nie pasuje. Być może dlatego ja sam 
czuję się lepiej w  towarzystwie ludzi prostolinij-
nych niż, jak mawia moja żona, słodko pierdzą-
cych. Wiadomo, w  środowisku artystycznym jest 

Mogę zagrać różną muzykę. 
Nie tylko jazz
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dużo fałszu. Niektórzy określają się jako nasi przy-
jaciele, a  prawda jest taka, że przyjaciół nie ma-
my w  życiu wielu. Czasami tylko jednego. Czasa-
mi dwóch, trzech. Świat artystyczny nie jest usłany 
przyjaciółmi. Tata potrafił czasami komuś coś wy-
garnąć, co nie przysparzało mu przyjaciół. Może 
czasami przesadzał, ale nigdy nie robił tego złośli-
wie. Myślę, że również z  tego powodu środowisko 
darzyło go dużym zaufaniem.

W jaki sposób szukał pan swojego wyrazu?

Czy ja szukałem jakiegoś wyrazu?

Można przecież grać podobnie do kogoś. Świado-
mie lub nie.

Zgadza się. Myślę, że naśladowanie jest ważnym 
etapem. Dobrze jest, kiedy młody muzyk ma swo-
jego guru i  podąża w  jego kierunku. I  tak wcześ-
niej lub później zauważy inne 
rzeczy, które też są fajne, i  mo-
że się rozwinąć. Natomiast nie 
jest fajnie, jeżeli młodym muzy-
kom podoba się wszystko. Trze-
ba próbować iść w  jakimś kon-
kretnym kierunku.

A  dziś króluje taka różnorodność, że trudno ten 
kierunek wybrać...

Wiem, że jest trudno. Wszystko oznacza nic. Cały 
rozwój muzyki polegał na tym, że ktoś się od kogoś 
uczył. Kogoś naśladował. Potem zaczynał robić coś 
swojego. To, o  czym rozmawialiśmy w  kontekście 
tradycji, prawda? To są podstawy.
Wystarczy spojrzeć na Johna Coltrane’a. On znał 
jazz od podszewki. Szukał, przekraczał granice. Był 
odważny. Albo Miles, który wyrósł w bebopie. Słu-

chał Parkera, Gillespiego, ale kil-
ka lat później już nie grał jak jego 
mentorzy. Miał własny język.

Co lub kto pomógł panu w  budo-
waniu własnego brzmienia?

Niewątpliwie Miles Davis, jak rów-
nież to, że dzięki ojcu poznałem 
starsze gatunki jazzu, mimo że ni-
gdy nie grałem w tym stylu. Nawet 
nie próbowałem, choć po śmierci 
taty przez dwa lata grałem za niego 
w  zespole Old Timers, którego był 
wieloletnim liderem. Taka natu-
ralna sztafeta pokoleń, choć nigdy 
mnie w  tamtą stronę nie ciągnęło. 
W  piątej klasie szkoły podstawo-
wej zabierałem do szkoły magneto-
fon kasetowy i słuchaliśmy z kole-

gą muzyki Duke’a Ellingtona. Mnie 
ta muzyka kręciła, ale nigdy nie 
miałem tego typu ekspresji w sobie. 
Davis był dla mnie olśnieniem. Na 
przykład płyta My Funny Valenti-
ne. Połączenie jazzu, intensywnego 
swingowania z  takim niby chłod-
nym, oszczędnym davisowskim ak-
centem. Na tamte czasy ta muzyka 
była bardzo nowoczesna, mimo że 
zakorzeniona w tradycji.

Nie praca artystyczna jest 
dla mnie najważniejsza. W ogól-
nym rozrachunku na pierwszym 
planie jest rodzina
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A nie ma pan wrażenia, że dziś gra 
się jazz bez swingu? To jeszcze jazz 
czy muzyka współczesna?

Mam takie wrażenie. Myślę, że 
w  wielu przypadkach jest to jazz. 
Natomiast na poziomie serca – słu-
chając współczesnej muzyki aku-
stycznej, nie rozumiem jej i  nie 
mam ochoty jej słuchać. Może ktoś 
za wszelką cenę chce być oryginal-
ny. Ja nie odnajduję prawdy. Rzad-
ko ją w tej muzyce słyszę.

Jest pan muzykiem, wykonawcą, 
aranżerem, kompozytorem, na-
uczycielem. Poznał pan jazz, czy 
muzykę, z różnych stron. W takim 
razie w jaką stronę dryfuje jazz?

Nie mam pojęcia. Myślę, że dąży do 
totalnej różnorodności. Nie uwa-
żam się za eksperta, ale tam, gdzie 
słyszę duszę, tam chce mi się te-
go słuchać. Natomiast od wielu 
lat jest czas muzycznych gladiato-
rów. Parę lat temu pomyślałem, że 
byłoby fajnie stworzyć trio, które 
nawiązywałoby do Cheta Bakera 
– Trio4Chet – który nie miał w so-
bie nic z  gladiatora. Chet posia-
dał niezwykły dar przekazywania 
maksimum treści przy minimum 
środków i  techniki. Dziś muzyka 
jazzowa jest bardzo skomplikowa-
na. Nawet dla muzyków, którzy jej 
słuchają, a  nie mówiąc już o  słu-
chaczach bez przygotowania mu-
zycznego. Często jej główną treścią 

jest komplikacja. Najlepiej zagrać coś tak trudne-
go, czego nie będzie w stanie zagrać ktoś inny. To 
dziś stanowi wartość.

Pan nie ma takiej potrzeby udowadniania ani po-
trzeby ścigania się.

Nie bardzo, i już pewnie to się nie zmieni.

Zapewne dobrze zna pan swoją wartość, skoro nie 
bierze pan udziału w takich rywalizacjach.

Tak, ale można to uznać za ułomność, skoro ktoś 
nie potrafi zagrać na 14/15. Trochę to zmierza w tym 

fot. Yatzek Piotrowski



86|	 Rozmowa

kierunku. Rytmy nieparzyste mocno się zakorzeni-
ły w jazzowym kanonie. Obecnie zagrać coś na 4/4 
to wstyd. Słuchacze też wyczuwają prawdę w mu-
zyce. Czy skomplikowane metrum ma znaczenie 
i pomaga muzyce czy jej przeszkadza?

Jazz, bardziej niż inne gatunki muzyczne, koja-
rzy się z relacjami. Podobnie jak ulotny jest dialog 
w jakiejś relacji, tak niepowtarzalny jest koncert, 
w którym krzyżują się słuchanie, odpowiedź i gra 
zespołowa. Czym dla pana są relacje w jazzie?

Znalezienie relacji jest podstawą, to jest umiejęt-
ność grania w zespole, świadomość swojego miejsca 

w danym momencie, muzykalność. 
Wrócę do Davisa. On potrafił mon-
tować świetne zespoły. Połączyć 
ze sobą odpowiednich ludzi. Dru-
gi Wielki Kwintet Davisa był ideal-
nym połączeniem. Spotkanie tych 
ludzi było cudem. Każdy z nich był 
wybitną indywidualnością, a  jed-
nocześnie potrafił się podporząd-
kować, słuchać innych. Dlatego re-
lacje muzyczne są szczególne. Nie 
trzeba pałać do kogoś wielką sym-
patią, aby kogoś docenić i  dobrze 
z nim zagrać. Słyszało się o różnych 
animozjach w wielu świetnych ze-
społach, ale nie wpływało to raczej 
na ich muzyczną jakość.

A co pan z tych relacji wyniósł dla 
siebie? Muzykom towarzyszą silne 
emocje. Nie wszystkie pewnie się 
komentuje, ale przecież wiadomo, 
kiedy w studiu czy na scenie dzieje 
się coś poważnego.

Te emocje po prostu się czuje i re-
lacje muzyczne można zbudo-
wać już od pierwszego wspólnego 
dźwięku. Mam wrażenie, że coś ta-
kiego spotkało mnie w trakcie na-
grania płyty My One And Only Love, 
gdzie miałem wielką przyjemność 
spotkać wybitnych muzyków – Bo-
bo Stensona, Palle Danielssona 
i  Joeya Barona. Z  wyjątkiem Pal-
le Danielssona nie znałem ich oso-
biście, nie mieliśmy żadnych prób, 
po prostu spotkaliśmy się w studiu 
i  zaczęliśmy nagrywać, właściwie 

fot. Kuba Majerczyk
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jam session. Mam wrażenie, że od 
razu znaleźliśmy wspólny muzycz-
ny język, to było piękne przeżycie. 
Oczywiście relacje międzyludz-
kie też nie są bez znaczenia. Na co 
dzień staram się grać z jak najlep-
szymi muzykami, których szanuję 
i lubię, zwyczajnie jako ludzi.

A  wybór trąbki na instrument 
wiodący był tradycją rodzinną?

Kiedyś podobały mi się różne instru-
menty. Perkusja czy saksofon. Acz-
kolwiek na żadnym z  nich nie gra-
łem. Układałem sobie jako dzieciak 
z różnych przedmiotów coś na kształt 
perkusji i  próbowałem grać. Takie 
tam dziecięce zabawy. Rytm jest tym 

elementem, który odróżnia jazz od 
innych gatunków. Nie harmonia. Ale 
kiedyś tata zapytał się mnie czy może 
chciałbym grać na trąbce. Trochę by-
ło mi głupio odmówić ojcu. Zdecydo-
wałem się na tę próbę.

I jak poszło?

Teoretycznie dobrze, ale do tej pory 
nie wiem, czy to był dobry wybór, 
czy nie. Trąbka ma swoje ciemne, 
wredne strony. Tylko myślę, że po 
czterdziestu latach grania to już 

nie ma żadnego znaczenia.

Wszystko ma swoją jasną i ciemną stronę.

Pewnie tak. Istnieją predyspozycje psycho-fizyczne 
do grania na trąbce. Mnie się wydaje, że ich nie po-
siadam w  dostatecznej ilości. Tak myślę po czter-
dziestu latach.

A na jakim instrumencie powinien pan grać?

Nie wiem. Może na perkusji. Perkusja mnie po-
ciągała. Ale to wiąże się z koniecznością wieczne-
go rozkładania  i składania. To są takie moje mało 
istotne dywagacje.

Dobrze jest skonfrontować się z takimi myślami.

Myślę, że trochę za późno.

A  ja nie myślę o  tym w  katego-
riach żalu czy straty, tylko w ka-
tegoriach odwagi czy pana po-
tencjału, który jest większy, 
a czas biegnie szybko.

Właśnie. Nigdy nie byłem człowiekiem, który był-
by w  stanie jakoś kreować własną przyszłość. Za-
wsze czekałem na to, co mi przyniesie los. Taki 
mam charakter.

Teraz bardziej pana rozumiem.

Skoro zacząłem grać na trąbce, to gram na niej 
do dziś.

Są tego konkretne efekty. Trąbka wygląda tak nie-
winnie i  minimalistycznie, a  wiele wymaga od 
muzyka. To wyższa szkoła jazdy.

Tradycja jest podstawą wia-
rygodności artysty
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W  kontakcie z  instrumentami dętymi blaszany-
mi zawsze i  przez całe życie dochodzi do walki 
o  dźwięk. Kiedy człowiek zaczyna grać, to jeszcze 
o tym nie wie. Ta walka nie ma końca.

Co dzieje się z potencjałem pana uczniów?

Czasami ktoś go posiada, ale nie chce z  niego ko-
rzystać. Albo jakieś inne względy decydują o  tym, 
że nie idzie w  stronę jazzu, ale w  zupełnie inną. 
Nawet pozamuzyczną. Naturalny potencjał czło-
wieka jest wyczuwalny. Należy do sfery intuicji. In-
tuicja jest dla mnie podstawą. Sporo rzeczy robię 
intuicyjnie. Grając oczywiście. Nie wiem, czy moż-
na wpłynąć na swoją intuicję.

Może lepiej jej słuchać?

W  muzyce jedni potrzebują 
wszystko wiedzieć. Inni kierują 
się intuicją. Pamiętam wypowiedź 
Michaela Breckera, który był wy-
bitnie wyszkolonym saksofoni-
stą i muzykiem. Twierdził, że najlepsze momenty jego 
solówek to te, w których się myli. Idzie w jakąś stronę 
i do końca nie wie, co zagra. Dla niego miało to znacze-
nie, choć posiadał ogromną wiedzę i umiejętności.

Trzeba mieć wiele pokory, aby przyznać się do te-
go publicznie.

To samo powiedział Herbie Hancock na temat gra-
nia w kwintecie Davisa, że najfajniejsze momenty 
to te, w których się gubili.

Czyli dobrze jest się zgubić, aby się odnaleźć.

Świadomość, kiedy się gubimy, i złapanie się w odpo-
wiednim momencie należy do sfery intuicji. Każdy 

artysta musi w coś wierzyć. W to, co 
robi, i czy to ma sens. Nie widzę in-
nej możliwości. Zdając sobie sprawę 
z różnych ułomności, zdajemy sobie 
sprawę ze swoich dobrych stron.

Czy będzie pan celebrował w  spo-
sób szczególny swoje czterdziesto-
lecie pracy artystycznej?

Taka mała celebracja odbędzie się 
10 września  na deskach Promu Kul-
tury Saska Kępa w  Warszawie. Za-
prosiłem Henia Miśkiewicza, Mi-
chała Tokaja, Sławka Kurkiewicza, 
Michała Miśkiewicza, a  także An-

drzeja Dąbrowskiego, z którym mia-
łem okazję współpracować przy jego 
ostatniej płycie Andrzej Dąbrowski 
& All Stars: Live. Pomyślałem sobie, 
że to dobra okazja, aby zaprosić An-
drzeja jeszcze raz na scenę. Po pro-
stu pogramy trochę jazzu i tyle.

Czego mogę panu życzyć?

Potrzebuję zdrowia i  pieniędzy 
[śmiech]. Zdrowie jest potrzebne 
każdemu, a pieniądze też się przy-
dadzą.

W takim razie tego właśnie życzę. �

Nie uważam się za eksperta, 
ale tam, gdzie słyszę duszę, tam 
chce mi się tego słuchać
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Aż ułożą się nuty

Jesse van Ruller jest jednym z czo-

łowych muzyków holenderskiej sce-

ny, zyskał też duże uznanie w  skali 

światowej. Kariera tego gitarzysty 

nabrała rozpędu już w roku 1995, po 

wygraniu prestiżowego Konkursu 

im. Theloniousa Monka w Waszyng-

tonie. Mój autorytet w dziedzinie gi-

tary – Pat Metheny, powiedział, że 

Jesse był jednym z najlepszych mło-

dych gitarzystów, jakich kiedykol-

wiek słyszał. A  ja Patowi wierzę bez 

zastrzeżeń…

Małgorzata Smółka

Małgorzata Smółka: Przygoto-
wując się do naszej rozmowy, 
starałam się przypomnieć so-
bie, kiedy i w jakich okolicznoś-
ciach się poznaliśmy. Pamiętam 
na pewno, że razem z  Maart-
je (Maartje Meijer, obecnie żo-
na Jessego – przyp. MS) pojawili-
ście się na koncercie Anny Marii 
Jopek w Zaandam, ponieważ ko-
niecznie chciałeś poznać Marka 
Napiórkowskiego.

Jesse Van Ruller: Też to pamiętam! 
Myślę, że po prostu podeszłaś do 

mnie po jakimś koncercie i tak się 
ta znajomość zaczęła.

A trochę tych koncertów było – i to 
w  bardzo różnych składach. Ale 
zacznijmy od początku, pamiętasz 
ten moment, kiedy dostałeś pierw-
szą gitarę?

Tak naprawdę zaczęło się wszystko 
od zestawu perkusyjnego. Takie-
go ze sklepu z  zabawkami, a  wiec 
żywot tej namiastki instrumen-
tu był raczej krótki. Miałem wte-
dy pięć, może sześć lat. W  moim 
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rodzinnym domu słuchano bardzo dużo popu. 
Mój tata nastawiał płytę i słuchał bardzo skoncen-
trowany. Siadał w fotelu, zamykał oczy i wystuki-
wał palcami i stopami rytmy kolejnych utworów. 
Stąd chyba było dla mnie oczywiste od zawsze, że 
muzyka nie jest tylko podkładem do czegoś. Muzy-
ki należy słuchać i to z największą uwagą. Słucha-
łem więc uważnie The Beatles, The Rolling Stones, 
Boba Dylana, Neila Younga czy ELO. Tata pytał, ja-
ki instrument słyszę najgłośniej, najwyraźniej. 
Dla mnie to zawsze była perkusja. Dla niego gita-
ra. I wygląda na to, że jednak przeciągnął mnie na 
swoją stronę!
Myślę, że to był główny powód, dla którego w re-
zultacie wybrałem właśnie gitarę. Poszedłem 
do szkoły muzycznej na gitarę klasyczną. Kiedy 
miałem lat jedenaście, mogłem w  końcu oficjal-
nie uczyć się w klasie gitary elektrycznej (było to 
możliwe rok wcześniej niż oficjalnie, bo już wte-
dy stało się jasne, że Jesse jest niezwykle utalen-
towanym instrumentalistą – przyp. MS). I od tego 
momentu skoncentrowałem się na gitarze elek-
trycznej.

Masz za sobą już ponad dwadzieścia lat kariery 
scenicznej. Zdaję sobie sprawę, że trudno jedno-
znacznie stwierdzić, co w tym czasie było, czy na-
dal jest, najważniejsze. Gdybyś jednak miał wy-
brać jakiś bardzo znaczący epizod, zdarzenie lub 
projekt z tych lat, co to by było?

Rzeczywiście, trudno wybrać, ale na pewno jed-
nym z  najbardziej znaczących epizodów były na-
grania dla wydawnictwa Criss Cross Jazz. Dzięki 
tym nagraniom miałem okazję poznać wiele zna-
komitości jazzowych, polecieć do Nowego Jorku, 
gdzie otrzymałem przyspieszony kurs amerykań-
skiego jazzu. Chodziło nie tylko o sposób grania na 
instrumencie, ale cale nastawienie do nagrywa-

nia. Wchodzisz do studia, nie ma-
jąc pojęcia, co tak naprawdę bę-
dzie grane, masz kilka godzin na 
to, aby stworzyć płytę. To, co i  jak 
zagrasz, wiele znaczy. Nie ma po-
wtórek, kolejnych podejść. Dla nich 
tam w Stanach nagranie płyty by-
ło jak zagranie koncertu. Przycho-
dzisz, grasz i oto jest płyta.

Tym mnie bardzo zaskoczyłeś! 
Moje wyobrażenie o  tobie jako 
o  muzyku można określić dwoma 
słowami: absolutna perfekcyjność. 
Która nie byłaby możliwa bez spo-
rych przygotowań. Trudno mi so-
bie wyobrazić ciebie w  takich sy-
tuacjach.

Z  pewnością było to dla mnie wy-
zwanie. Tylko że tam tak się do te-
go podchodzi, więc  musiałem się 
przystosować. Nauczyłem się przez 
to godzić się z pewnymi niedosko-
nałościami. Nauczyłem się też, 
że dzięki temu ma się sporą wol-
ność. Inni tak robią, wiec ja potra-
fię również. Najwyraźniej uzna-
no, że jestem wystarczająco dobry 
i  dano mi tę przestrzeń do wypeł-
nienia według własnego uznania. 
To jestem ja, tak gram, to mam do 
powiedzenia i chcę, żeby mnie tak 
słyszano. Okazało się, że dzięki na-
granym tak płytom znalazłem dla 
siebie miejsce na scenie między-
narodowej – i chyba dlatego to był 
bardzo istotny dla mojej kariery 
czas.
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Nagrany wtedy krążek Play-Penn 
Clarence Penn Quintet z  2001 ro-
ku wydawnictwa Criss Cross Jazz, 
z tobą na gitarze, to jedna z moich 
ulubionych płyt jazzowych ostat-
nich dwudziestu lat.

Drugim znaczącym epizodem 
był czas w  Jazz Orchestra of the 
Concertgebouw w  Amsterdamie. 
Od 1996 roku, przez dobre dzie-
sięć lat grania w  tym wspania-
łym składzie bardzo wiele się na-
uczyłem. Dzięki temu miałem 
szansę zagrać z  naprawdę wiel-
kimi osobowościami świata mu-

zyki, jak McCoy Tyner, Jim Hall, 
Peter Erskine, Elton John. Nie 
chodzi o to, że miałem jakoś wie-
le momentów bliskiej interak-
cji z  nimi, ale mogłem z  „pierw-
szej ławki” przyglądać się temu, 
jak pracowali, jak podchodzi-
li do dźwięków. A  to są absolut-
nie rewelacyjne lekcje, których 
w  żadnej szkole się nie otrzyma. 
Być tak blisko źródła tej muzyki, 
która istnieje dzięki nim właś-
nie. Widzieć, czuć, jak oni to in-
terpretują, przeżywają… Jakbym 

miał bezpośrednie połączenie z  tradycją, z  sa-
mym rdzeniem tej muzyki.

Kontynuacja muzycznej tradycji, która przecież 
skądś się konkretnie wywodzi. Podtrzymywanie 
tej tradycji, dodawanie swoich interpretacji po 
drodze, ale jednak najpierw dokładne zrozumie-
nie samego sedna...

Dokładnie tak. Być chociaż przez chwilę jak najbli-
żej się da. Granie z  genialnymi perkusistami jak 
Vinnie Colaiuta. Ach…
Kolejny punkt zwrotny u  mnie – Mark-Anthony 
Turnage, genialny brytyjski kompozytor. Na po-
czątku mojej kariery udało mi się z nim kiedyś po-
rozmawiać, głównie na temat Johna Scofielda. Wy-

gląda na to, że zapamiętał tę 
rozmowę, bo kilka lat temu za-
prosił mnie do zagrania specjal-
nego projektu zaaranżowanego 
dla Petera Erskine’a, zatytuło-
wanego Blood On The Floor, re-
alizowanego z  Ensemble Mo-
dern. Zupełnie nowy i nieznany 
dla mnie teren, klasyka, orkie-

stra, dyrygent i naprawdę skomplikowana materia 
muzyczna. Dzięki temu spotkaniu grałem później  
z Orkiestrą Symfoniczną Birmingham, Czeską Na-
rodową Orkiestrą Symfoniczną i  Berlińską Orkie-
strą Filharmoników pod dyrekcją Simona Rattle’a. 
Co dla Filharmoników Berlińskich było prawdzi-
wą rewolucją! Ta kompozycja jest tak na wskroś no-
woczesna, a  Rattle do tego posadził między nimi 
gitarę elektryczną i perkusję. Zatrzęsło to środowi-
skiem na pewno.

Wróćmy do czystego jazzu i twoich własnych pro-
jektów. Stawiasz przed sobą jakieś konkretne wy-
zwania w tej dziedzinie?

Było dla mnie oczywiste od 
zawsze, że muzyka nie jest tylko 
podkładem do czegoś. Muzyki 
należy słuchać i to z największą 
uwagą
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Obecnie to jest raczej moja strefa komfortu – własne 
projekty, kompozycje. Kiedy zaczynałem, najwięk-
szą presję czułem w  pisaniu nowych kompozycji, 
wydawaniu kolejnych płyt. W tej chwili wygląda to 
jednak inaczej. Decyzja o wydaniu płyty wiąże się 
z dużym ryzykiem i nakładem finansowym, który 
raczej już się nie zwraca w dobie streamingu. Do-
szedłem do takiego etapu, w którym mam komfort 
grania kiedy i z kim chcę, nie czując presji, aby two-
rzyć kolejną płytę „bo już czas”.

Prowadzisz też formację, która trochę różni się od 
innych twoich projektów. Mam na myśli Cham-
ber Tones. Czy chodzi tu o  mniej tradycyjne po-
dejście?

Joris Roelofs, który gra na klarnecie, dostał propo-
zycję zagrania w Concertgebouw (sala koncertowa 
w Amsterdamie – przyp. red.), w ramach programu 
Robeco, i zaprosił mnie i kontra-
basistę Clemensa van der Fee-
na do tego koncertu. Nie kryje 
się za tym jakaś większa filozo-
fia. Po prostu zagraliśmy razem 
i  okazało się, że jest to na tyle 
ciekawe, że postanowiliśmy po-
pracować nad tym triem trochę 
dłużej. Niestety, na wiele klu-
bów i  instytucji muzycznych taki skład nie dzia-
łał zbyt zachęcająco. Trudno było znaleźć miej-
sca, w  których moglibyśmy zagrać ten materiał. 
Cisza jest tu jednym z  głównych środków ekspre-
sji i osiągnąć zamierzony cel w typowych klubach 
jazzowych było naprawdę trudno. Nawet w  Japo-
nii, gdzie mam dosyć sporą rzeszę naprawdę wier-
nych fanów, z tym składem mieliśmy problem, aby 
salę wypełnić. Między innymi dlatego po nagraniu 
dwóch płyt z Chamber Tones (Chamber Tones z 2010 
i  The Ninth Planet z  2012) chciałem znaleźć sposób 

na wypełnienie tych miejsc. Tak 
powstała wydana w 2015 roku płyta 
Phantom z utworami Joe Henderso-
na. Koncerty  w Japonii, już w tra-
dycyjnym składzie, w  którym do-
łączyli do mnie Clemens van der 
Feen (kontrabas) i Joost van Schaik 
(perkusja), odbyły się przy pełnych 
salach. To był naprawdę spory suk-
ces na tamtym rynku.

Jak to się stało, że akurat w Japonii 
odniosłeś tak wielkie sukcesy?

Największa w tym zasługa Univer-
sal Music Group, która bardzo ak-
tywnie działała na tamtym rynku. 
Niestety to już były ostatnie dni tej 
jej działalności. Chciałbym też wie-

rzyć, że moje granie w jakiś sposób 
przypadło do gustu tamtejszej pub-
liczności.

Porozmawiajmy o  twoim ostat-
nim duecie, z  2021 roku. Maarten 
Hogenhuis to młody saksofoni-
sta, z którym stworzyłeś płytę Spi-
rits High, po raz kolejny stawia-
jąc przed publicznością wyzwanie. 
A przynajmniej tak mi się wydaje.

Doszedłem do takiego etapu, 
w  którym mam komfort gra-
nia kiedy i z kim chcę, nie czu-
jąc presji, aby tworzyć kolejną 
płytę „bo już czas”
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Według mnie jest to raczej bar-
dzo konkretna muzyka, żaden abs-
trakt. Niektóre utwory nagrane są 
w  wielu warstwach. Podstawą są 
nasze dwa instrumenty, czyli gi-
tara i  saksofon, ale używamy róż-
nych funkcji tych instrumentów 
do różnych celów. To bardzo ato-
nalne kompozycje, wydaje mi się 
też, że bardzo przystępne. Ale pro-
gramującym koncerty i publiczno-
ści trudność znowu sprawia skład. 
Brakuje basu na przykład, ale te 
funkcje przejmuję ja swoją gitarą. 
Jest to jednak bardziej projekt stu-
dyjny niż koncertowy. Płyta uka-
zała się w 2021 roku, więc w raczej 
trudnym czasie na dobre spraw-
dzenie tego w  salach koncerto-
wych.

Pamiętam twój zaskakujący 
udział w  zespole Hans Teeuwen 
& The Painkillers. Rewelacyjny 
skład (Benjamin Herman – sak-
sofony, Ruben Hein – fortepian 
i  elektryczne instrumenty kla-
wiszowe, Kasper Kalf – bas, Joost 
Kroon – perkusja) z  bardzo niety-
powym i  wyjątkowym wokalistą, 
jakim był komik Hans Teeuwen. 
Dawaliście świetne koncerty...

To było znowu coś kompletnie in-
nego. Nagraliśmy z  Hansem dwie 
płyty. How It Aches – angielsko-
języczna wydana w  roku 2010 – 
a  w  2015 pojawiła się Popstukken 
z  utworami w  języku niderlandz-

kim. Ta druga była muzycznie naprawdę dopraco-
wana. W odróżnieniu od tworzenia i nagrywania 
większości płyt jazzowych, co trwa jeden-dwa dni, 
bo studio kosztuje, pierwszy raz nagrywałem w ta-
kim komforcie. Wchodziliśmy do studia, nie mając 
za bardzo pojęcia, co będziemy grali, ale mieliśmy 
czas. Większość moich nagrań, koncertów wyma-
ga… hmmm, szukam słowa… subtelności. Tak, zde-
cydowanie subtelności. Tutaj mogłem sobie tak po 
prostu głośno na gitarze pograć! Naprawdę mile to 
wspominam.

fot. Govert Driessen
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Jak przebiega u  ciebie proces komponowania? 
Jak dochodzi do tego, że nagle z  niczego bierze 
się na przykład tak piękny, niezwykły, wyjątko-
wy utwór jak Here Comes The Sun – zdecydowa-
nie mój ulubiony, i  to w  najróżniejszych waria-
cjach, zarówno nagrany z  orkiestrą (Silk Rush, 
2008), jak i  w  duecie z  pianistą Bertem van den 
Brinkiem (In Pursuit, 2006). Jak ty to robisz, że 
każdy dźwięk przenika do samej duszy, tak in-
tensywnie?

Zaskoczyłaś mnie akurat tym utworem. Być mo-
że mówi to więcej o  tobie niż o  samej kompozy-
cji? Tu każda nuta brzmi świeżo, jasno, przechodzi 
nieustannie w  coś nowego. Jak wschodzące słoń-
ce właśnie. Z  jakiegoś powodu rezonuje to z  tobą 
w  jakiś szczególny sposób, jesteś na to wrażliwa. 
Takie jest zamierzenie tej kompozycji. Świeżość 
harmonii, akordów, z  całkiem prostą i  nieskom-
plikowaną linią melodyczną ma być jak to słońce 
właśnie. Wygląda na to, że reagujesz na złożoność 
harmoniczną w  muzyce, w  jazzie. Myślę, że każ-
dy ma jakiś swój ulubiony kawałek z jakiegoś po-
wodu. Ale akurat Here Comes The Sun było dosyć 
dawno, a z pewnością już dawno tego nie grałem…, 
ale dziękuję za komplementy.

Kiedyś nazwano cię „czarodziejem gitary”. Jak 
udaje ci się utrzymać najwyższy poziom wyko-
nawczy i  jednocześnie kompozytorski? To nie 
zawsze idzie w parze.

Nigdy nie miałem przedmiotu kompozycja, nikt 
mnie tego nie uczył. To przychodziło zawsze samo. 
Z mojej wyobraźni, poszukiwań, ciekawości. Przy-
chodzi pomysł, często śpiewam sobie tę melodię 
z akompaniamentem gitary i szukam najlepszych 
rozwiązań, aż wszystkie nuty ułożą się w taką ko-

lejność, jaką sobie wyobraziłem na 
początku. To wszystko.

Od lat jesteś pedagogiem w  kon-
serwatorium w  Amsterdamie. 
Oprócz oczywistych zadań na-
uczycielskich – co dla ciebie oso-
biście jest ważne w  procesie 
kształtowania młodych muzy-
ków jazzowych?

Chciałbym im uzmysłowić, że gra 
się dla publiczności. Należy na-
wiązać ze słuchającymi kontakt, 
porozumienie. Że to publiczność 
jest ważna, a niekoniecznie współ-
grający muzycy. Szczególnie w tym 
wieku, na początku doświadczeń 
scenicznych jest to coś, co chciał-
bym studentom bardzo wyraź-
nie przekazać i  uzmysłowić. Jak 
ważne to porozumienie powinno 
być. Często moi uczniowie prze-
de wszystkim zajmują się tym, kto 
co w zespole potrafi inaczej, lepiej, 
więcej. Chciałoby się tak samo: 
inaczej, lepiej, więcej. A to nie ma 
nic wspólnego ze słuchaczem.
Często proponuję, aby grali dla 
swoich babć, mam, ciotek, wujków, 
dla których takie czy inne ułoże-
nie akordu nie jest jakimś priory-
tetem. Grać tak, żeby opowiedzieć 
historię, która trafi do publiczno-
ści. Ułożyć logicznie początek, śro-
dek i koniec w taki sposób, by ni-
kogo w  połowie nie znudzić. Aby 
utrzymać ciekawość,  nawet jeśli 
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każda osoba na sali zinterpretu-
je tę samą opowieść zupełnie ina-
czej. Jak grać technicznie, w  tej 
chwili można nauczyć się choć-
by z  YouTube’a. To jest chyba naj-
łatwiejsze w  tym procesie. Cała 
reszta jest już trudniejsza. Mnó-
stwo muzyków potrafi świetnie 
grać. Jak się w tej masie odróżnić? 
Jak znaleźć swój głos, inny niż ca-
ła reszta? Tak. To jest mój priory-
tet w  nauczaniu. I  jeśli czasami 
uda mi się odnieść sukces, daje to 
szczególny rodzaj satysfakcji.

Często udaje ci się osiągnąć za-
mierzony cel?

Czasami! Ale ja lubię takie wy-
zwania. A  w  nagrodę raz na ja-
kiś czas zdarzają się genialni stu-
denci. W tej chwili to z pewnością 
moja studentka z  Łotwy Ella Zi-
rina. Nieczęsto pojawia się kobie-
ta gitarzystka, a  do tego tak wy-
jątkowo zdolna. Jako nauczyciel 
muszę naprawdę się starać, aby 
utrzymać jej zainteresowanie 
i  nauczyć czegoś nowego. Czasa-
mi mam wrażenie, że nieważne, 
co wymyślę, ona już to potrafi! 
To dla nauczyciela jest najwyż-
sza nagroda. Trzeba zapamiętać 
jej nazwisko, bo będzie się poja-
wiało na muzycznych scenach co-
raz częściej. Jestem o tym przeko-
nany. To znaczy, że to, co robię, ma 
sens. �
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http://radiojazz.fm/o-nas/audycje/item/738-muzyka-swiata-alicja-michalska
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Wanda Warska – szkic do portretu

Gabriela Kurylewicz

6 lipca minął trzeci rok od odej-
ścia mojej Mamy, Wandy Warskiej. 
Wikibiogram Mamy w  Wikipedii 
polskiej jest niestety kontrolowa-
ny przez – żeby użyć właściwych 
słów – ochotniczą straż gangsterów
-edytorów i ja, córka jedyna Wandy 
Warskiej nie mogę skorygować nic, 
żeby mi nie przeszkodzono napisać 
prawdy. Nawet zdjęcia Wandy War-
skiej nie mogę zamieścić odpowied-
niego, na miarę postaci – a przecież 
zdjęć archiwalnych jest we wszech-
świecie mnóstwo, znakomitych, 
mistrzów fotografii – Ryszarda Ho-
rowitza, Wojciecha Plewińskie-
go, a zwłaszcza Zofii Nasierowskiej, 
Wojciecha Wełnickiego i  Krzyszto-
fa Opalińskiego. Pozwolą więc Pań-
stwo, że się w tym wypadku na Wi-
kipedię wyki…chamy i logicznie, bez 
komercji, ja, filozof i  poetka, córka 
Warskiej i Kurylewicza, przypomnę 
kilka istotnych spraw.
Wanda Warska nie jest dla mnie 
wspomnieniem, jest realnością. 
Gdy w  marcu 2019 roku odbie-
rałam Złotego Fryderyka za ca-
łokształt jej twórczości, przeka-
załam w  jej imieniu jedną myśl: 
żebyśmy przed terrorem komercji 
bronili się poezją. Zainteresowa-
nie poezją i wiara w poezję powo-
dowały całym jej życiem.

Wanda Warska była nie tylko 
Pierwszą Damą Polskiego Jazzu. 
Jest największą propagatorką pol-
skiej poezji. Debiutowała w  Aka-
demii Muzycznej w  Poznaniu na 
galowym koncercie w  1935 roku, 
śpiewając solo Ave Maria Bacha/
Gounoda. Urodziła się 28 kwiet-
nia 1930 roku w  Poznaniu. Śpie-
waczka jazzowa, pieśniarka poe-
zji, główna wykonawczyni pieśni 
i  piosenek Andrzeja Kurylewicza. 
Kompozytorka, autorka piosenek 
do własnych tekstów oraz wier-
szy wielkich poetów klasycznych 
i  współczesnych (Jana Kochanow-
skiego, Adama Mickiewicza, Kon-
stantego Ildefonsa Gałczyńskiego 
i  innych). Malarka (autorka ponad 
20 wystaw indywidualnych). Wystę-
powała w  Europie Zachodniej (Au-
strii, Niemczech, Francji, Danii, Fin-
landii, Wielkiej Brytanii, Włoszech, 
Szwajcarii, Portugalii) i  Ameryce 
Łacińskiej (na Kubie spędziła w 1971 
pół roku, intensywnie koncertując 
z Andrzejem Kurylewiczem).
Od 1954 roku wykonywała jazz ame-
rykański i  polski – Andrzeja Kury-
lewicza i Krzysztofa Komedy. Zwią-
zana z  festiwalem Jazz Jamboree 
od roku 1958, corocznie przedsta-
wiała nowy program, w  tym słyn-
ne, w  wykonaniu jej oraz Formacji 
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Muzyki Współczesnej Andrzeja Ku-
rylewicza, Pamiętniki Billie Holiday 
w roku 1970. Wraz z Kurylewiczem 
wprowadziła w  Polsce brazylijską 
bossa novę, pisząc, za aprobatą au-
torów, swoje słowa do piosenek João 
Gilberto i  Antônia Carlosa Jobima. 
Po 1971 roku, gdy Kurylewiczowi od-
mówiono udziału w Jazz Jamboree, 
lojalnie, wraz z  mężem odeszła od 
jazzu i  poświęciła czas wyborowi 
i  śpiewaniu wyłącznie poezji, ma-
larstwu i  prywatnemu mecenato-
wi sztuki, jaki prowadziła w swojej 
pracowni muzyki współczesnej – 
Piwnicy Artystycznej w Warszawie.
Przede wszystkim jednak jest nie-
zrównaną interpretatorką i  pro-
pagatorką poezji: Jana Kochanow-
skiego, Cypriana Kamila Norwida, 
Juliusza Słowackiego, Zygmunta 
Krasińskiego, Jarosława Iwasz-
kiewicza, Haliny Poświatowskiej, 
Juliana Tuwima, Czesława Mi-
łosza, Zbigniewa Herberta, Stani-
sława Wyspiańskiego, Osipa Man-
delsztama, Julii Hartwig, Ludmiły 
Marjańskiej i  Gabrieli Kurylewicz 
(uwaga: jest dziesięć pieśni do mo-
ich wierszy skomponowanych i na-
granych przez moich Rodziców!).
Wanda Warska jest autorką i  wy-
konawczynią słynnych wokaliz 
do filmów: Pociąg (z  muzyką Ar-
tiego Shawa), Pingwin (Krzysztofa 
Komedy), Cyrograf dojrzałości (An-
drzeja Kurylewicza). Skomponowa-
ła oryginalną muzykę do filmu Ka-
rino. Założyła, wraz z  Andrzejem 

Portret ślubny, olej na desce pędzla Wandy Warskiej, fot. Gabriela Kurylewicz

Kurylewiczem, swoim mężem, Piwnicę Artystycz-
ną Wandy Warskiej, działającą od roku 1964 na No-
wym Świecie 24, a od 1966 na Rynku Starego Mia-
sta 19 w  Warszawie. Piwnicę Artystyczną, od 1987 
roku Piwnicę Artystyczną Kurylewiczów, prowa-
dziła nieprzerwanie razem z córką, poetką i filozo-
fem, Gabrielą Kurylewicz.
Modernistka, niezależna i bezkompromisowa. Ani-
matorka niezliczonych przedsięwzięć artystycz-
nych. Mecenas sztuki wysokiej. W 1991 roku założy-
cielka Fundacji Piwnica Artystyczna W. Warskiej 
i  A. Kurylewicza. Wyborem z  jej ogromnego do-
robku są następujące płyty: Somnambulists, Con-
temporary Music Formation, Kurylewicz Warska 
Niemen, Kurylewicz – Muzyka Teatralna i Telewizyj-
na, Piosenki z Piwnicy Wandy Warskiej, Kochanow-
ski, Wanda Warska & Andrzej Kurylewicz a  Paris, 
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Wyspiański oraz album 10 płyt Wanda Warska – 
Piosenki z Piwnicy. Za pracę twórczą uhonorowana 
wieloma odznaczeniami polskimi: Krzyżami Za-
sługi Kawalerskim i  Oficerskim oraz niemieckim 
Bundesverdienstkreuz I Klasse 2001.
W 2016 roku przeszła rozległy udar.
Opiekowałam się Mamą intensywnie w  ostat-
nich latach i do głębi poruszające było to, że jej ży-
ciem i bronią do ostatnich sekund były myśli i wer-
sy wierszy. Zmarła we śnie nad ranem 6 lipca 2019 
roku. Pochowałam Mamę po katolicku w  Kata-
kumbach na Starych Powązkach w  Warszawie, 
obok Andrzeja Kurylewicza, w naszej „szufladzie”.
Słowa te piszę w  Karwi, w  mojej chatce ukrytej 
i  chronionej serdecznie przez kaszubskich przyja-
ciół. Jestem otoczona realnością wspomnień i dzieł. 
Patrzę na zielony Kapelusz malowany przez Mamę, 
na Madonnę na desce i Pejzaż, czuję zapach świer-
kowej podłogi, stropu i  bielonych ścian, patrzę na 
ogród drzew, które Mama uratowała lub zasadzi-
ła, i na drzewa, które zasadziłam ja, a ostatnio bar-
dzo wyrosły. Zbieram głosy życzliwości i  pamię-
ci i otrzymuję prezenty – od Foelknerów dostałam 
dzisiaj naleśniki, od Pań Gruszek natchnioną rybę 
z surówkami i rosół. I są to rzeczy tak realne i cen-
ne, że nic nie szkodzi, że w  internecie nie ma dla 
nich uszanowania.
Tymczasem jest coś, co chciałabym zdefiniować 
jako dusz artystów w  dziełach obcowanie, w  ich 
dziełach. W dziełach i miejscach także. Mam płytę, 
która towarzyszyła mi całą drogę z Warszawy, jest 
to Contemporary Music Formation, wydana w  1973 
roku przez Apollo Sound, a  którą teraz wznawia 
Audio Cave w Krakowie. W tej płycie jest nieznie-
kształcony edycją głos Wandy Warskiej i fortepian, 
i  puzon Andrzeja Kurylewicza, a  w  nich zapisa-
ny mikrokosmos muzyki i  poezji. Mam też orygi-
nał i  moje zdjęcie Portretu Ślubnego Wandy War-
skiej, i  mam mój – dedykowany obojgu Rodzicom 
– wiersz. Posłuchajcie. �

OGROMNE MORZE

Ogromne morze,
chmury pełne wiatru,
jaskółki, gołębie, mewy –
słyszę i tęsknię.

Błękit głęboki
srebrnymi wstążkami,
rozświetlony słońcem –
widzę i tęsknię.

Drogę do rzeczki
i od rzeczki plażą,
wzdłuż dębów, buków
i sosen –
czuję i tęsknię.

Malwy, róże, jabłonki,
wiśnie, śliwki, orzechy,
modrzewie –
myślę i wielbię.

W dzwoneczki, koniczynki,
groszek, rumianek
i trawę wysoką –
przyklękam, znikam i –
chwytam, jest –

Ławeczka pod domem,
pies czarny, pies tri-kolor,
rodzice najdrożsi – 
idę do was
całym tchnieniem.

16 V 22
Wiersz z tomu Gabrieli Kurylewicz, 
Karwia-świat.
Copyright Gabriela Kurylewicz  
& Fundacja Forma.
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Co nam zostało z poezji beatników  
– czyli 2nd hand plastik
Piotr Rytowski

To był bez wątpienia jeden z  naj-
bardziej kameralnych koncertów, 
na których byłem. Występ miał 
miejsce w  warszawskim Muze-
um Azji i  Pacyfiku dobrych parę 
lat temu. Wśród liczącej nie wię-
cej niż dziesięć osób publiczności 
na moje oko tylko dwie-trzy nie 
były dobrymi znajomymi wyko-
nawców… Rzecz jasna nie frekwen-
cja słuchaczy sprawiła, że ten kon-
cert wspominam do dziś. To było 
moje pierwsze spotkanie na żywo 
z grupą 2nd Hand Beatnix. Pewnie 
w tym momencie wiele osób myśli 
sobie – cóż to za rewelacja, na kon-
cert zespołu, którego nikt nie zna, 
w miejscu, które raczej z koncerta-
mi się nie kojarzy, przyszło mało 
ludzi! Ale mam przynajmniej dwa 
powody, które uzasadnią przywo-
łanie tego wydarzenia.
Zacznę od drugiego – „jazzradio-
wego” rodowodu grupy. 2nd Hand 
Beatnix to duet, w  skład którego 
wchodzą Maciej Magura Góralski 
i  Andrzej Lalin Kasprzyk. Na an-
tenie starszego brata RadioJAZZ.
FM – nadającego jeszcze w  eterze 
Jazz Radia, DJ Magura prowadził 
audycję Aksamitne Podziemie. La-
lin zajmował się realizacją progra-
mu. W  2005 roku Góralski poka-

zał Kasprzykowi teksty, ten nagrał, 
w  zasadzie bez prób, jego melore-
cytacje i  dodał do nich warstwę 
instrumentalną łączącą kompu-
terowe brzmienia z  instrumenta-
mi etnicznymi, takimi jak syberyj-
ski bęben szamański, tybetańska 
muszla czy buddyjskie dzwonki. 
Tak powstały pierwsze, i  jak dotąd 
jedyne, nagrania duetu.
O  muzycznym rodowodzie Magu-
ry nie będę wspominał. Jeśli jest 
ktoś, kto nie wie, jaką rolę Góral-
ski odegrał w początkach polskiego 
undergroundu, odsyłam do inter-
netowych źródeł – to wiedza, któ-
rą trzeba nadrobić. Dla 2nd Hand 
Beatnix, jak nietrudno się domy-
ślić, kluczowa była jednak fascyna-
cja artysty poezją bitników – „pro-
roków i  szamanów popkultury 
i jazzu, którzy jako pierwsi wskaza-
li drogę wyjścia z pułapki cywiliza-
cji i  konsumpcji, drogę ku ducho-
wemu spełnieniu” – jak tłumaczył 
Góralski. Teksty utworów duetu op-
arte są przede  wszystkim na frag-
mentach dzieł Allena Ginsberga, 
Gary’ego Snydera czy Jacka Keroua-
ca. Jednym z  wyjątków jest Dzię-
ki Ci Ameryko – wiersz Magury na-
pisany 21 marca 2003 roku, w dzień 
ataku USA na Irak. Poezja sprzed 
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kilkudziesięciu lat nadal okazuje 
się być aktualna i bardzo wymow-
na. Choć 2nd Hand Beatnix bardzo 
rzadko można zobaczyć na żywo, to 
na szczęście znalezienie kilku za-
rejestrowanych nagrań (i  wideo-
klipów) w  sieci jest bardzo proste. 
Polecam.
Wśród poetów, których twórczość 
wykorzystują Magura i  Lalin, nie 
ma, o  ile wiem, Boba Kaufma-
na – czarnoskórego poety beatni-
ka, który według wielu źródeł miał 
być autorem terminu „beatnik”.  
W  końcówce kwietnia bieżącego 
roku zespół The Plastik Beatniks 
wydał płytę All Those Streets I Must 
Find Cities For (12 Songs for Bob 
Kaufman) poświęconą zapomnia-
nemu dziś poecie. Choć muzycznie 
to dwa zupełnie różne światy, to 
nie sposób uciec od skojarzeń po-
między 2nd Hand Beatnix i Plastik 
Beatniks. I  to właśnie podstawo-
wy powód, który przywołał w mo-
jej pamięci koncert z Muzeum Azji 
i Pacyfiku.

Jeśli chcielibyśmy się trzymać po-
działów stylistycznych, album 
The Plastik Beatniks nie jest pły-
tą jazzową, ale myślę, że chociażby 
obecność Angel Bat Dawid wśród 
wykonawców powinna zwró-
cić uwagę czytelników JazzPRES-
Su. W  nagraniu materiału uczest-
niczyli też między innymi Patti 
Smith (!), Moor Mother i  Doseone 
(13 & God). Za całość odpowiadali 
niemieccy artyści Markus i Micha 
Acher (z  grupy The Notwist) oraz 
Andreas Ammer i  Leo Hopfinger. 
Najważniejsze są rzecz jasna teksty 
Boba Kaufmana, wykonywane nie 
tylko przez zaproszonych wokali-
stów, ale także przez niego samego 
– dzięki wykorzystaniu archiwal-
nych taśm z jego głosem.
Kaufman był freestylerem, czy 
może bardziej slamerem, na dłu-
go przed tym, zanim te pojęcia we-
szły do powszechnego użycia. Swo-
je wiersze recytował na ulicach, 
w  barach, a  nawet sklepach z  baj-
glami w  North Beach. Większo-
ści nawet nie zapisywał – impro-
wizował. Inspirował się jazzem 
i  umieszczał go często jako istot-
ny element swojej poezji. Jazz był 
dla Kaufmana możliwością prze-
ciwstawienia się z  jednej strony 
agresywnemu rasizmowi, a  z  dru-
giej – hipokryzji amerykańskiego 
show-biznesu. W  jego wierszach 
pojawiali się Charlie Parker, Le-
ster Young, Ray Charles, Coleman 
Hawkins i Charlie Mingus. Śmiało 
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możemy więc nazwać Kaufmana 
poetą jazzowym.
Dziś na szczególną uwagę za-
sługuje znów niestety aktual-
ny wiersz O-Jazz-O  War Memo-
ir, w  którym Kaufman odnosi się 
do jazzu w  kontekście cierpienia 
i  okropieństw wojny. Na płycie 
utwór w  przejmujący sposób recy-
tuje Moor Mother. Album All Tho-
se Streets I Must Find Cities For wy-
pełnia 12 kompozycji, często formą 
przypominających bardziej dźwię-
kowe kolaże niż piosenki z  poety-
ckimi tekstami. To na pewno wię-
cej niż kolejna ciekawa płyta, to 
epitafium dla wielkiego, zapo-
mnianego artysty.

Pokolenie amerykańskich bitni-
ków od wielu dekad inspiruje pi-
sarzy, poetów, malarzy i  muzy-
ków. Paradoksalnie ich poezja staje 
się coraz bardziej aktualna. De-
maskacja zaborczego kapitalizmu 
Ginsberga, ekologiczne przesłanie 
Gary’ego Snydera, poszukiwanie 
prawdziwego, niezakłamanego ży-
cia Kerouaca to tematy, z  którymi 
dzisiejsze społeczeństwa muszą się 
mierzyć często w  znacznie więk-
szej skali niż Amerykanie z  poło-
wy ubiegłego wieku. Dlatego warto 
wracać do poezji bitników – tak-
że poprzez muzykę 2nd Hand Be-
atnix, The Plastik Beatniks i wielu 
innych. �

A U T O P R O M O C J A

Dofinansowano ze środków
Ministra Kultury i Dziedzictwa Narodowego
pochodzących z Funduszu Promocji Kultury

Audycja: poniedziałki godz. 11:00
Podcasty: archiwum.radiojazz.fm/czytamjazz

https://www.youtube.com/channel/UCJfiVG4uwFTFRBrPVZ7bYaQ
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Uniwersalny miłośnik polo

Rafał Garszczyński

Trzech doskonałych muzyków, 
zupełnie zapomniany album, 
kompozycje lidera uzupełnione 
standardem Theloniousa Mon-
ka, jednym z  utworów z  repertu-
aru Ornette’a Colemana i muzyką 
kolegów z  zespołu. Album Going 
Back Home nie był wydawniczą 
sensacją 1994 roku. Dziś jednak 
jest doskonałym dowodem na to, 
jak uniwersalnym muzykiem był 
Ginger Baker. Gdyby ta płyta uka-
zała się jako album Frisella, była-
by zwyczajnie jego kolejną płytą. 
To mógł być również album Ha-
dena. Wtedy też zajmowałby zu-
pełnie inne miejsce w  jazzowym 
świecie.
Dla wielu Ginger Baker był od za-
wsze i jest na zawsze jednym z naj-

wybitniejszych rockowych perku-
sistów, choć głównie – i  w  sumie 
zasłużenie – za Cream i Blind Faith. 
Znawcy doceniają sposób, w  jaki 
potrafił odnaleźć się w  najtrud-
niejszych dla perkusistów Zacho-
du rytmach Afryki, grając z  Felą 
Kutim. Moim zdaniem Ginger Ba-
ker był zwyczajnie jednym z  naj-
większych specjalistów od grania 
na bębnach i potrafił odnaleźć się 
w  każdym muzycznym stylu, nie-
koniecznie tam, gdzie głośniej 
i  szybciej znaczy lepiej. Jednym 
z  dowodów jest kameralny album 
Going Back Home nagrany w  1994 
roku z  Billem Frisellem i  Char-
liem Hadenem. Już sam fakt, że Ba-
ker namówił do współpracy muzy-
ków jazzowych z  najwyższej półki 
w  okresie, kiedy oni sami tworzy-
li rzeczy wybitne i że w efekcie po-
wstał album, na którego okładce 
jest tylko nazwisko lidera, daje do 
myślenia.
Nagranie Going Back Home po-
wstało w zasadzie zamiast innego, 
zapowiadającego się sensacyjnie 
cyklu koncertów. Muzycy – Gin-
ger Baker, Jack Bruce i Gary Moo-
re – chcieli objechać świat w  for-
mule, którą sami dopracowali do 
perfekcji dekadę wcześniej, kiedy 
takie trio tworzyli Baker i  Bruce 

Ginger Baker Trio – Going Back Home
Atlantic, 1994
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z  Erikiem Claptonem (jako Cre-
am). Przesadzili trochę z  mocą 
na próbach i  niemal rozerwali 
uszy Gary’ego Moore’a, który za-
miast na europejską trasę kon-
certową udał się do szpitala leczyć 
uszkodzony słuch, którego zresztą 
w pełni podobno nie odzyskał już 
nigdy.
W  ten sposób Ginger Baker miał 
w  1994 roku trochę czasu. Do-
brze go spożytkował. Głównie na 
grę w polo, która w zasadzie przez 
większość życia interesowała go 
bardziej niż gra na perkusji, trak-
towana raczej jako sposób na za-
robienie pieniędzy na karmę dla 
koni. Ale to już zupełnie inna hi-
storia. Jeśli wydaje się Wam in-
teresująca, polecam niezwykłą 
autobiografię Gingera Bakera – 
Hellraiser: The Autobiography Of 
The World’s Greatest Drummer, któ-
rej recenzję znajdziecie na naszym 
radiowym kanale wideo na You-
Tubie w cyklu #czytamJAZZ.
Wolny 1994 rok skutkował u  Ba-
kera nagraniem Going Back Home 
i  próbami do koncertu w  składzie 
wręcz sensacyjnym i zdaniem tych, 
którzy go słyszeli we włoskiej We-
ronie, również muzycznie rewela-
cyjnym – na scenie znalazło się bo-
wiem trzech perkusistów – Max 
Roach, Tony Williams i Ginger Ba-
ker. Koncert odbył się już w  1995 
roku i  wypadł rewelacyjnie, choć 
muzycy nie byli zadowoleni z jako-
ści nagrania i postanowili spotkać 

się w  studiu, żeby nagrać coś ra-
zem. Niestety zanim doszło do na-
grania, zmarł nagle Tony Williams 
i w ten sposób jedynym dokumen-
tem ich współpracy są strzępki na-
grań telewizyjnych z  tamtego wy-
stępu w Weronie.
Baker, Haden i  Frisell spotkali się 
jeszcze raz w  studiu w  1996 roku, 
żeby nagrać równie dobry album 
Falling Off The Roof z  gościnnym 
udziałem Béli Flecka. Podobno gra-
ło im się tak dobrze, że przez całe 
lato przygrywali gościom w  czasie 
organizowanych przez Bakera na 
jego rancho turniejów polo.
Na obu płytach Ginger Baker gra 
oszczędnie, choć czuje się, że to on 
jest liderem zespołu. Znawcy od-
najdą kilka skomplikowanych ryt-
micznie momentów, choć Going 
Back Home nie jest albumem per-
kusisty-wirtuoza, jakim był Gin-
ger Baker. Takich płyt znajdziecie 
w jego rozrzuconej po przeróżnych 
wytwórniach dyskografii wie-
le. Baker często powtarzał, że Cre-
am to był zespół złożony z  dwu 
muzyków jazzowych i  bluesowe-
go gitarzysty improwizujących dla 
rockowej publiczności na stadio-
nach. Miał rację, on sam był wybit-
nym muzykiem jazzowym, potra-
fiącym nie tylko grać na bębnach 
dużo i głośno, ale też komponować 
i stworzyć trio z wielkimi jazzowy-
mi gwiazdami. Going Back Home 
i Falling Off The Roof to doskonałe 
tego przykłady. �
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sa właśnie z  czasów nieudanych 
prób zmiany zawodu z handlarza 
narkotyków na rapera. Czasów 
pełnego zaangażowania w  dzia-
łalność przestępczą. Album po-
wstawał w  sumie 11 lat – od 2007 
do 2018 roku, a  ukazał się w  lip-
cu 2020. Zwrotki zostały nagra-
ne między 2007 a  2010 rokiem na 
prostych, boombapowych pod-
kładach. Następnie, przez deka-
dę (!), Sterling Toles stopniowo 
zastępował sample i  wzbogacał 
bity „żywymi” instrumentami. 
Wyjątkiem są dwa utwory do-
grane w ostatnim czasie – artyści 
nie zdradzili jednak ich tytułów, 
a identyfikacja wcale nie jest taka 
oczywista. Toles wskazał, że to je-
den z  atutów Boldy’ego – jest au-
tentyczny, taki sam od początku, 
nie używa modnych słów ani po-
pularnych w  danym momencie 
chwytów wokalnych.
Teksty Boldy’ego Jamesa w  la-
tach nagrywania Manger on Mc-
Nichols nie były jeszcze tak boga-
to ubarwione jak te, które znamy 
z  ostatnich albumów z  Alchemi-
stem (a  jeśli nie znamy, to gorą-
co polecam zapoznanie się). Rzuca 
on jednak na kolana szczerą su-
rowością, emocjami, przeżyciami. 

Piękno w rynsztoku

Adam Tkaczyk

Czas najwyższy napisać o  Boldym 
Jamesie. Raperze, który przebijał 
się do świadomości słuchaczy bar-
dzo długo, a  gdy już się skutecz-
nie przebił – zdominował głośniki 
większości miłośników hip-hopu. 
Seria albumów rozpoczęta wyda-
nym w  lutym 2020 roku The Price 
of Tea in China to jeden z najwspa-
nialszych hip-hopowych katalo-
gów XXI wieku. A  kilka miesięcy 
po tej płycie dostaliśmy prawie ar-
chiwalne cudeńko – efekt wielolet-
niej pracy i  album, który w  przy-
szłości będzie klasykiem gatunku. 
Gwarantuję.
Manger on McNichols to zapis 
stanu umysłu Boldy’ego Jame-

Boldy James & Sterling Toles – Manger 
on McNichols 
Sector 7-G Recordings, 2020
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Umiejętnie używa pauz, dających 
słuchaczom wytchnienie i  czas 
na przetworzenie słów, a  Sterlin-
gowi Tolesowi miejsce na zabawę 
muzyką. Już na wejściu dostaje-
my w  pysk łamiącymi serce wer-
sami o  próbach znalezienia pracy 
po wyjściu z więzienia i kłamaniu 
na formularzach personalnych 
w procesach rekrutacyjnych. A da-
lej jest tylko bardziej gorzko. Bol-
dy opowiada o  śmierci rodziców 
i przyjaciół, uczuciach związanych 
ze sprzedażą heroiny, utracie nie-
narodzonych bliźniąt, odsiadce, 
najmroczniejszych myślach, in-
stynktownym ukrywaniu emocji – 
również na wolności, co okrutnie 
odbija się na relacjach z  najbliż-
szymi.
Manger on McNichols, z  wyjąt-
kiem dosłownie pojedynczych 
wersów o  pieniądzach, jest kom-
pletnym zaprzeczeniem gloryfi-
kacji przemocy i  ulicznego życia. 
Tu nie ma „królów ulicy” – wszy-
scy przegrywają i  marnują ży-
cie. Wprost, od samego począt-
ku, Boldy daje do zrozumienia, 
że kariera w dilerce była dla nie-
go chwytaniem się brzytwy i  ma 
świadomość, jak takie historie się 
na ogół kończą. Prostota używa-
nych słów i  środków lirycznych 
wzmacnia przekaz i poczucie au-
tentyczności, które, pomimo bo-
gactwa muzycznego, jest najwięk-
szym atutem albumu.
Sterling Toles jest twórczą duszą 

i  osobistością w  Detroit: beatma-
ker, producent, muzyk, artysta 
wizualny... Na Manger on McNi-
chols przyjął za cel upiększenie 
brudnych i  brzydkich opowie-
ści Boldy’ego Jamesa. Skompono-
wanie takiego albumu, który po 
usunięciu rapowych wokali był-
by idealnym źródłem sampli dla 
innych producentów. A ponieważ 
rap Boldy’ego nie jest gęsty, do-
stał wiele miejsca do kompono-
wania, dogrywania, kombinowa-
nia z  kolejnymi instrumentami 
i  muzykami. Skorzystał z  niego 
bardzo obficie i  wypełnił utwo-
ry dźwiękami po brzegi. Jak mó-
wił w  wywiadzie dla Passionwe-
iss: „Chciałem, żeby muzyka była 
nieprzewidywalna – jak życie, 
które prowadzimy. W  tym mie-
ście jest wiele warstw i  gęstości. 
Chciałem, aby muzyka brzmia-
ła jak żywa konstrukcja społecz-
na, w  której żyjemy. Jeśli Boldy 
jest rybą w akwarium, to muzyka 
miała być wodą”.
Bębny, gitary, dęciaki, wibrafony, 
klawisze, wysamplowane wywia-
dy i wypowiedzi... Czasem nawar-
stwienie dźwięków i  instrumen-
tów przybiera formę wręcz 
chaotyczną – ale to dobrze. Wte-
dy słuchacz jeszcze lepiej może 
poczuć paranoiczną, wrogą at-
mosferę życia w  Detroit, o  której 
tak świetnie mówi Boldy James. 
Proces twórczy nie ograniczał się 
do zawodowych muzyków stu-
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dyjnych: na albumie udziela się 
cała gama artystów – od debiu-
tantów wokalnych (w tym epizod 
małoletniej Dej Loaf – obecnie 
bardzo znanej raperki) i  instru-
mentalnych, po członków zespo-
łu George’a Clintona! Również to 
czyni Manger on McNichols tak 
zaskakującym, różnorodnym, or-
ganicznym i  na wskroś emocjo-
nalnym arcydziełem.

Nie wszyscy muzycy są wirtuo-
zami, a  Boldy James nie jest języ-
kowym akrobatą. Ale mało któ-
ry album „czuje się” tak mocno jak 
Manger on McNichols. „Nie każdy 
handlował narkotykami, ale każdy 
rozumie życie: frustrację, żal, wy-
rzuty sumienia” – tak Sterling To-
les opisywał zawartość liryczną al-
bumu. Ja nie znajdę lepszych słów, 
więc stawiam kropkę. �

A U T O P R O M O C J A

https://www.youtube.com/playlist?list=PLYX-Tqwi41VM75eE2qZ0XTzLt0eSuNJhV


Wydawca
Fundacja Popularyzacji Muzyki 
Jazzowej EuroJAZZ
ISSN 2084-3143

Fotograficy:
Piotr Gruchała
Marta Ignatowicz
Kuba Majerczyk
Lech Basel
Marcin Wilkowski
Piotr Fagasiewicz
Piotr Banasik
Jarek Misiewicz
Barbara Adamek
Bogdan Augustyniak
Krzysztof Wierzbowski
Katarzyna Stańczyk
Paulina Krukowska
Katarzyna Kukiełka
Jarosław Wierzbicki
Beata Gralewska
Przemek Kleczkowski
Anna Mrowca
Kasia Idźkowska
Jacek Piotrowski

Korekta
Katarzyna Czarnecka
Dorota Matejczyk
Przemek Bychawski
Łucja Kubicka
Marta Pijanowska-Kwas
Magdalena Kowalewicz

Projekt layoutu
Beata Wydrzyńska

Projekt okładki
Dominika Naborowska
Opracowanie graficzne, 
skład i łamanie
Klara Perepłyś-Pająk

Marketing i reklama
Agnieszka Holwek  
promocja@radiojazz.fm 

Kontakt z redakcją: jazzpress@radiojazz.fm
ul. Górczewska 201, 01-459 Warszawa
www.jazzpress.pl

Redakcja
redaktor naczelny:
Piotr Wickowski 

redaktor prowadzący jazzpress.pl 
Krzysztof Komorek

Janusz Falkowski
Aya Al Azab
Mery Zimny
Jerzy Szczerbakow 
Rafał Garszczyński
Dominika Naborowska
Ryszard Skrzypiec 
Wojciech Sobczak-Wojeński
Sławomir Orwat
Jakub Krukowski
Radek Wośko
Lech Basel
Małgorzata Smółka
Vanessa Rogowska
Basia Gagnon
Jarosław Czaja
Marek Brzeski
Piotr Rytowski
Barnaba Siegel
Cezary Ścibiorski
Adam Tkaczyk
Anna Piecuch
Rafał Zbrzeski
Anna Mrowca
Piotr Pepliński
Michał K. Dybaczewski
Jędrzej Janicki
Paulina Sobczyk
Marta Goluch
Marta Ratajczak

Wszystkie materiały w numerze objęte są licencją Creative Commons Uznanie autorstwa-Użycie niekomer-

cyjne-Bez utworów zależnych 3.0 Polska, to znaczy, że wolno je kopiować i rozpowszechniać, jednak należy 

oznaczyć w sposób określony przez Twórcę lub Licencjodawcę, nie wolno używać do celów komercyjnych 

i nie wolno zmieniać, przekształcać ani tworzyć nowych dzieł na podstawie tego utworu. Z tekstem licencji 

można zapoznać się na stronie »

http://creativecommons.org/licenses/by-nc-nd/3.0/pl/


A R C H I W U M  J A Z Z P R E S S
W W W . J A Z Z P R E S S . P L / A R C H I W U M

Konarski
& Folks

Marcin
Pendowski

Dominik Strycharski Core,
Orkiestra Dęta Ursus
– Symfonia Fabryki Ursus

KUBA
własność świata
STANKIEWICZ

Perry Lehmann

Artur Dutkiewicz Trio
Comets Sing

Bartosz Smorągiewicz
nie-Uprzejmość w operze

POZA STREFĄ KOMFORTU

RAFAŁ
SARNECKI

Grzegorz
Tarwid
AY

Silberman
Gawęda 

Non-Simultaneous  
Double Squeeze

Piotr  
Gruchała
Zjawiska falowe

Daniel  
Nosewicz 
The Shining

Polish Jazz! YES!
Konkurs

ALEKSANDRA
KUTRZEPA

TOPNOTE

Adam 
Bałdych

Artur  
Dutkiewicz  
Trio 
Comets Sing

PIOTR
LEMAŃCZYK

Piotr  
Scholz
Birds From  
Another Planet

WOLNOŚĆ TO POPRAWIANIE

Miesięcznik internetowy poświęcony  
jazzowi i muzyce improwizowanej

PAŹDZIERNIK 2021
ISSN 2084-3143

Miesięcznik internetowy poświęcony  
jazzowi i muzyce improwizowanej

GRUDZIEŃ 2021
ISSN 2084-3143

Paweł Mańka  
Semiotic Quintet 
Kubizm

Skerebotte  
Fatta 
Appaz

TOPNOTE

GRAŻYNA  
AUGUŚCIK

Takeshi Asai

Miesięcznik internetowy poświęcony  
jazzowi i muzyce improwizowanej

STYCZEŃ 2022
ISSN 2084-3143

Zawartko/Piasecki 
Wagabunda

Bastarda  
& Chór  
Uniwersytetu  
SWPS
Kołowrót

Miesięcznik internetowy poświęcony  
jazzowi i muzyce improwizowanej

LUTY 2022
ISSN 2084-3143

Tatvamasi 
Etad Vai Tad

Confusion Project
Last

Eric Vloeimans 

MARZEC 2022
ISSN 2084-3143

P
h

o
to

 b
y 

O
le

g 
P

an
ov

 ©

Wszystko, co ważne w jazzie i muzyce improwizowanej

MAJ 2022
ISSN 2084-3143

F
o

t. K
u

b
a M

ajerczyk

Latarnik
Marianna

TOP NOTE
GCH+ 
Timelapse

F
o

t. K
u

b
a M

ajerczyk

Wszystko, co ważne w jazzie i muzyce improwizowanej

CZERWIEC 2022
ISSN 2084-3143

TOP NOTE

Krzysztof Herdzin  

Kurt Rosenwinkel

Marta Szefke Groove Band 
Złapać ostrość

100nka, Gralak 
Nr 1

www.jazzpress.pl/archiwum

	Od Redakcji
	Spis treści
	Portrety improwizowane
	Wydarzenia
	Wspomnienie
	Płyty
	Pod naszym patronatem
	TOP NOTE
	Sundial Trio – IV

	Recenzje
	Jaremko Trio – Grow
	Sławek Jaskułke 
– Europa 67/21
	Unleashed Cooperation – 8 Years
	Holland Baroque, Bastarda Trio 
– Minne
	Krzysztof Herdzin & Robert Majewski – Heart to Heart
	Paweł Palcowski Quintet – Influences
	Janusz Skowron 
– Polish Radio Jazz Archives Vol. 35
	Jerzy Mazzoll – Być
	Ksawery Wójciński – Tower of Pressure
	Pimpon 
– Pozdrawiam
	Aleksander Wnuk 
– Lupnik
	David Virelles – Nuna
	Vejslev Exploration Band – Parallels
	Nikola Bankov 
– Dream Chaser
	Kresten Osgood 
– Plays the Organ 
for You
	Vidya – The Papillon
	Mako Sica, Hamid Drake, Tatsu Aoki, Thymme Jones 
– Ourania


	Koncerty
	Przewodnik koncertowy
	Jazzowa Polska Festiwalowa
	Trzy kontynenty nad poznańskim jeziorem
	Zabawa dźwiękiem
	Jubileuszowa łódzka gala
	Nie ma jak u Mamy

	Rozmowy
	Robert Majewski
	Jesse van Ruller

	Słowo na jazzowo
	Muzyka & poezja
	My Favorite Things (or quite the opposite…)
	Kanon Jazzu

	Pogranicze
	Down the Backstreets

	Redakcja

