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Od Redakcji
redaktor naczelny 

Piotr Wickowski 

piotr.wickowski@radiojazz.fm

Liczba dziesięć symbolizuje ponoć nieskończoność i  zarazem przyszłość, zatem 

w związku ze świętowaniem pierwszej okrągłej rocznicy istnienia rozgłośni działa-

jącej pod nazwą RadioJAZZ.FM magazyn muzyczny JazzPRESS czuje się uprawnio-

ny, by owej przyszłości życzyć. Radiu i zarazem sobie.

Nie byłoby bowiem JazzPRESSu, gdyby nie RadioJAZZ.FM. Podobnie jak nie byłoby 

Bitches Brew, gdyby najpierw nie nagrano (i nie wydano) In A Silent Way. Które to 

obie płyty najprawdopodobniej nie miałyby racji bytu, gdyby nie jeszcze wcześniej-

szy eksperyment z nagraniem Kind Of Blue… Nie wspominając o Woodstocku i jesz-

cze kilku innych faktach z historii muzyki czy biografii Milesa.

Albo skąd wiedzielibyśmy, że obecnie jazz na wielu rytmicznych odcinkach schodzi 

na psy, gdyby nie Art Blakey. „Bo Art Blakey był geniuszem rytmu. Tylko tyle i aż 

tyle. Nic poza samym rytmem go nie interesowało. Nie próbował grać melodycznie, 

nie stosował kolorystyki, używał bardzo skromnego zestawu perkusyjnego. Ale jego 

uderzenie było tak charakterystyczne, że nawet laik rozpoznawał je po kilku tak-

tach. A dynamika była wręcz legendarna” – pisze Jarosław Czaja.

11 października przypada setna rocznica urodzin lidera Jazz Messengers. To dopiero 

jest jubileusz! Takiego okrągłego jubileuszu warto życzyć radiu, które gra jazz.

Miłej lektury

mailto:piotr.wickowski@radiojazz.fm


Koncertowo świętowaliśmy pierwszy okrą-
gły jubileusz rozgłośni, z której wywodzi się 
JazzPRESS. Grana na żywo muzyka przy-
pomniała, że jedyne w Polsce żywe jazzowe 
radio – RadioJAZZ.FM – właśnie rozpoczęło 
dziesiąty rok działalności. Koncert uświet-
nił najwięcej obecnie koncertujący na całym 
świecie polski zespół jazzowy – Marcin Wasi-
lewski Trio, który w tym roku także obchodzi 
swoją rocznicę – 25-lecia istnienia w niezmie-
nionym składzie.
W sali widowiskowej Bemowskiego Centrum 
Kultury w Warszawie 4 października zagrali 
również przedstawiciele najmłodszego po-
kolenia polskich muzyków jazzowych – An-
drzej Kowalski Quartet. Występy zespołów 
oprawił swoimi wizualizacjami Andrzej Wąsik. 
Koncertowi towarzyszyła wystawa fotografii 
That’s Jazz, Babe Kasi Idźkowskiej.
Wspominano, a nawet wygłaszano okolicznoś-
ciowe wiersze pochwalne. Dla nikogo z licznie 
zebranych nie zabrakło rocznicowego tortu.
Wydarzenie zostało dofinansowane ze środ-
ków Narodowego Centrum Kultury w ramach 
programu Kultura – Interwencje 2019.
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Dawno temu przeczytałem gdzieś 
zdanie, które utkwiło mi w  pa-
mięci: „Kto kocha jazz, ten wie, że 
Blakey is King!”. Uważałem wte-
dy, że to gruba przesada, bo prze-
cież Art Blakey był „tylko” perku-
sistą, a  prawdziwymi geniuszami 
i  wizjonerami, czyli królami, byli 
oczywiście Miles Davis i John Col-
trane. Tymczasem im jestem star-
szy, tym bardziej nabieram prze-
konania, że to zdanie jest jak 
najbardziej słuszne. Ba, właśnie 
teraz, kiedy we współczesnym jaz-
zie orgiastycznego rytmu jest co-
raz mniej, rola takich perkusistów 
jak Blakey powinna być szczegól-
nie doceniona.
Bo Art Blakey był geniuszem ryt-
mu. Tylko tyle i aż tyle. Nic poza sa-
mym rytmem go nie interesowało. 
Nie próbował grać melodycznie, 

Geniusz rytmu
Jarosław Czaja 

jarczaja@poczta.onet.pl

nie stosował kolorystyki, używał 
bardzo skromnego zestawu per-
kusyjnego. Ale jego uderzenie było 
tak charakterystyczne, że nawet 
laik rozpoznawał je po kilku tak-
tach. A  dynamika była wręcz le-
gendarna. Ale uściślijmy, chodzi 
o tak zwany drive, czyli intensyw-
ność rytmiczną, a  nie o  głośność 
i  siłę uderzenia. Bo w  porówna-
niu z  tym, co słyszymy dzisiaj, 
zwłaszcza ze strony machających 
pałeczkami „zza ucha” drumme-
rów rockowych, Blakey grał ci-
cho i  oszczędnie. Ale niezmordo-
wanie ofensywnie. Saksofonista 
Benny Golson stwierdził kiedyś, że 
Blakey to najlepszy bębniarz, z  ja-
kim kiedykolwiek grał. Trudno się 
więc dziwić, że oficjalna dyskogra-
fia perkusisty – jako sidemana i li-
dera – liczy ponad 500 płyt!

ART BLAKEY – 100 LAT
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Blue Note All Stars

Art Blakey urodził się w  1919 roku w  Pittsburgu. 
Ożenił się mając zaledwie 14 lat. Pracował wówczas 
w hucie i kopalni węgla kamiennego. W dziedzinie 
muzyki był samoukiem. Na początku zresztą grał 
na pianinie, a nie na perkusji. Był urodzonym lide-
rem, więc szybko dorobił się własnego big-bandu. 
Kiedy jednak okazało się, że w zespole jest lepszy od 
niego pianista Erroll Garner, Blakey przesiadł się 
do bębnów.
Jak się szybko okazało, miał wielki talent, więc 
już w  1939 roku „porwał” go z  Pittsburga na sce-
nę krajową Fletcher Henderson. W 1944 roku Bla-
key grał już w  legendarnym bopowym big-ban-
dzie Billy’ego Eckstine’a u boku Charliego Parkera 
i  Dizzy’ego Gillespiego. W  1947 roku brał udział 
w  legendarnej sesji nagraniowej Theloniousa 
Monka dla Blue Note Records, a zaraz potem wy-
jechał na dwa lata do Afryki, gdzie obok studio-
wania autochtonicznych rytmów interesował się 
też religią i filozofią. Po powrocie do Nowego Jorku 
zmienił nazwisko na Abdullah Ibn Buhaina. Wie-
lu jego kolegów muzyków zrobiło wkrótce to samo 
(na przykład Yusef Lateef i Sahib Shihab), ale pa-
radoksalnie do nich te nowe nazwiska przylgnęły 
na dobre, a do niego akurat nie. 
Słynne nagranie z  lutego 1954 roku dokonane 
w  klubie Birdland przez kwintet, w  którego skła-
dzie znaleźli się obok Blakeya także Horace Sil-
ver, Lou Donaldson i Clifford Brown, wbrew temu, 
co niektórzy piszą, nie było wcale debiutem zespo-
łu Jazz Messengers. Pierwotnie grupa występowała 
pod szyldem Blue Note All Stars, ale sprytny Blakey 
– wiedząc, że koncert będzie nagrywany, przekupił 
konferansjera i  ten poinformował publiczność, że 
liderem formacji jest właśnie perkusista.



JazzPRESS, październik 2019       |11

Przejęty szyld

Tak naprawdę historia Jazz Mes-
sengers zaczęła się od pianisty 
Horace’a Silvera, który na sesję dla 
Blue Note pod koniec 1954 roku za-
prosił Arta Blakeya wraz z saksofo-
nistą Hankiem Mobleyem, tręba-
czem Kennym Dorhamem i basistą 
Dougiem Watkinsem. Płyta na-
zwana Horace Silver And The Jazz 
Messengers zyskała wielkie uzna-
nie, kwintet działał więc nadal, ale 

wkrótce drogi Silvera i  Blakeya się rozeszły. Szyld 
jednak przejął Blakey.
O  formacji Jazz Messengers, którą kierował per-
kusista przez następne 30 lat – aż do swojej śmier-
ci w 1990 roku – można pisać bez końca. Nieustan-
ne zmiany personalne były niemal jej wizytówką. 
A  mimo to Blakeyowi udało się do końca utrzy-
mać wysoki poziom. Messengersi przedstawiani są 
na ogół jako flagowy hardbopowy zespół wytwór-
ni Blue Note. Ale na przełomie lat pięćdziesiątych 
i  sześćdziesiątych, w  swoim szczytowym okresie, 
nagrywali też równolegle dla innych wytwórni. 
Jako przykłady warto wymienić takie pozycje, jak: 
Art Blakey!!!!! Jazz Messengers!!!!! (1961) dla Impulse!, 
Jazz Messengers With Thelonious Monk (1957) dla At-
lanticu oraz Soul Finger (1965) dla Limelight.
Tu ciekawostka, na tej ostatniej płycie wystąpili 
obok siebie trębacze – Lee Morgan i  Freddie Hub-
bard. Niewątpliwie jednak formacja Blakeya naj-
bardziej kojarzona jest ze znaczkiem niebieskiej 
nutki. Pod patronatem Alfreda Liona powstały bo-
wiem arcydzieła – jak na przykład At The Cafe Bo-
hemia (1955), Moanin’ (1959), A Night In Tunisia (1961), 
Buhaina’s Delight (1963), Mosaic (1961), Free For All 
(1964), których szanujący się fan jazzu po prostu nie 
może nie znać!
Na koniec jeszcze wypada wspomnieć, że w latach 
dziewięćdziesiątych ubiegłego wieku krakowska 
oficyna GOWI Records wydała na licencji Timeless 
Records wersję kompaktową albumu Jazz Messen-
gers  Reflections In Blue z 1979 roku. Dla wielu pol-
skich miłośników jazzu – w  tym dla niżej podpi-
sanego – ta płyta stała się objawieniem. A  kto raz 
poczuł na plecach dreszcze po usłyszeniu słynnego 
tremola Blakeya na werblu, ten już nigdy nie wróci 
do „normalności”, czego i Wam – ewentualni mło-
dzi słuchacze – życzę. �



That’s NYC jazz, Babe

fo
t.

 K
as

ia
 Id

źk
ow

sk
a

Według Wyntona Marsalisa Bruce Harris jest jednym z pięciu młodych nowojorskich 
jazzmanów, których nazwiska warto zapamiętać. W jego grze na trąbce słychać wpływy 
Dizzy’ego Gillespiego. Jego ukochanym nauczycielem jest John Faddis, z którym wystę-
pował. Bruce Harris Quintet fotografowałam w klubie Smalls Jazz.

Kasia Idźkowska
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Nagrody dla Ikara

I kar. Legenda Mietka Kosza 
– jest jednym z  najwięk-

szych wygranych zakończo-
nego 21 września 44. Festiwalu 
Polskich Filmów Fabularnych 
w  Gdyni. Wśród nagrodzo-
nych twórców tego filmu zna-
lazł się Leszek Możdżer, które-
go uznano za autora najlepszej 
muzyki.
Wyreżyserowany przez Ma-
cieja Pieprzycę film o  niewi-
domym pianiście jazzowym 
otrzymał Srebrne Lwy i w su-
mie zebrał najwięcej regula-
minowych nagród. Poza Lesz-
kiem Możdżerem nagrody in-
dywidualne otrzymali: Da-
wid Ogrodnik – za główną rolę 
męską, Witold Płóciennik - za 
zdjęcia, Jolanta Dańda - za cha-
rakteryzację i  Agata Culak – 
za kostiumy. Fabule przypad-
ła też nagroda Złotego Klakie-

ra dla najdłużej oklaskiwane-
go obrazu festiwalu. Owacje 
dla niej trwały przez 9 minut 
i 38 sekund.
Ikar. Legenda Mietka Kosza po-
wstał na podstawie biogra-

fii jednego z  najwybitniejszych 
polskich pianistów jazzowych, 
zmarłego tragicznie w 1973 roku, 
w wieku 29 lat, Mieczysława Ko-
sza. Film będzie miał swoją pre-
mierę 18 października. �

Wydarzenia

fot. mat. prasowe

Wręczono Koryfeusze Muzyki Polskiej

K ameraliści Zuzanna Bu-
dzyńska i  Szymon Ogry-

zek – jako Odkrycie Roku, kon-
tratenor Jakub Józef Orliński – 
jako Osobowość Roku, Nagro-
da Honorowa dla Wiesława 
Ochmana, a Wydarzenie Roku 
dla cyklu koncertów Kwarte-
tu Śląskiego pod nazwą 10/40 
Kwartet w  Muzeach. To tego-
roczni laureaci nagród Kory-
feuszy Muzyki Polskiej.

Koryfeusze zostały wręczone 
w  Międzynarodowym Dniu 
Muzyki, 1 października, pod-
czas uroczystej Gali w  Stu-
diu Koncertowym Polskiego 
Radia im. W. Lutosławskie-
go w  Warszawie. Wśród no-
minowanych były wokalist-
ki jazzowe Aga Zaryan (w ka-
tegorii Osobowość Roku) 
i  Sasha Strunin (Odkrycie 
roku). 

Podczas koncertu galowego 
wystąpili Joanna Freszel i Ma-
ciej Grzybowski, kwartet sak-
sofonowy The Whoop Group, 
Marcin Wasilewski Trio oraz 
Aukso Orkiestra Kameral-
na Miasta Tychy pod dyrekcją 
Marka Mosia. W  programie 
koncertu znalazł się utwór To-
masza Stańki Song For Sarah 
oraz Night Train To You i Austin 
Marcina Wasilewskiego. �
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Jazz Juniors z Adamem Pierończykiem

A dam Pierończyk objął 
funkcję dyrektora arty-

stycznego Jazz Juniors. „Możli-
wość poprowadzenia w Krako-
wie festiwalu jako dyrektor ar-
tystyczny jest dla mnie okazją 
do pogłębienia relacji z  tym 
wyjątkowym miastem i  jego 
mieszkańcami” – zadeklaro-
wał saksofonista, zapowiada-
jąc tegoroczną edycję Jazz Ju-
niors. Odbywać się ona będzie 
od 27 do 30 listopada.
Na festiwalu wystąpi w  tym 
roku między innymi Mark 

Blue Note Poznań Competition 2019

12 zespołów zakwalifiko-
wanych zostało do fina-

łowych przesłuchań Blue Note 
Poznań Competition 2019, któ-
re przeprowadzone zostaną 11 
i 12 października.
Do finału zakwalifikowa-
ły się: Arek Czernysz Trio, Da-
mian Hyra Quartet, JAH Trio, 
Jan Kantner Quartet, Katery-
na Kravchenko Quartet, Ka-
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tarzyna Osterczy Trio, Krzysz-
tof Baranowski Trio, Kwaśny 
Deszcz, Michał Skwierczyński 
Quartet, Nikodem Kulczyń-
ski Mysterious Group, Piotr 
Szlempo Quintet i  Tercet Ka-
mili Drabek. W  kategorii so-
lista-wokalista rywalizować 
będą Monika Malczak i  Justy-
na Pisarczyk, a w kategorii so-
lista-instrumentalista piani-

Turner / Ethan Iverson Duo, 
Markus Stockhausen Intuiti-
ve Music Orchestra i  Sowe-
to Kinch Trio. Dyrektor arty-
styczny zagra w duecie z Miro-
slavem Vitoušem.
Poprzednim dyrektorem arty-
stycznym Jazz Juniors, do 2017 
roku, był Paweł Kaczmarczyk. 
Adam Pierończyk w latach 2011-
2015 sprawował funkcję sze-
fa artystycznego Sopot Jazz Fe-
stival, a w latach 2005-2006 był 
kuratorem festiwalu jazzowe-
go w stolicy Maroka Rabacie. �

ści Mateusz Gramburg i Domi-
nik Kisiel oraz grający na sak-
sofonie Monika Muc, Darek 
Rusinowski i Marta Wajdzik.
Oceniać będzie jury w  skła-
dzie: Krzesimir Dębski (prze-
wodniczący), Michał Urbaniak 
i  Piotr Kałużny. Konkurs za-
kończy 13 października kon-
cert laureatów w poznańskim 
klubie Blue Note. �

Jan Ptaszyn Wróblewski laureatem Nagrody Mediów Publicznych

J an Ptaszyn Wróblewski uho-
norowany został Nagrodą 

Mediów Publicznych w  kate-
gorii Muzyka. Przyznająca na-
grodę kapituła doceniła mię-
dzy innymi „niezwykłą osobo-
wość muzyczną” saksofonisty 
i  radiowca, a  także „bezprece-
densową obecność na jazzowej 
scenie od ponad 60 lat”. „Jestem 
głęboko wdzięczny, także za to, 

że uznaliście jazz za sztukę” – 
powiedział Ptaszyn odbierając 
16 września nagrodę.
Poza intensywną karierą mu-
zyczną Jan Ptaszyn Wróblew-
ski od ponad 46 lat nieprze-
rwanie prowadzi w  radiowej 
Trójce audycję Trzy kwadran-
se jazzu, na której wychowa-
ły się pokolenia polskich mu-
zyków jazzowych i jazzfanów. 

Nagroda Mediów Publicz-
nych jest kolejnym wyrazem 
hołdów skierowanych ostat-
nio pod adresem byłego lide-
ra Studia Jazzowego Polskie-
go Radia. Niecały tydzień po 
medialnej gali w  Teatrze Pol-
skim w  Warszawie odebrał 
on w  Bielsku-Białej dyplom 
honorowego obywatela tego 
miasta. �
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T he Book of Secrets Krzysztofa Herdzina 
będzie 84 woluminem serii Polish Jazz. 

Płyta ukaże się 25 października.
„Skomponowałem siedem utworów uło-
żonych w  koncepcyjną opowieść w  formie 
Księgi, opowiadającej o najważniejszych dla 
mnie tematach, będących tajemnicami dla 
każdego wrażliwca zadającego sobie pytania 
o sens życia, o to, kim jesteśmy i po co żyje-
my. Człowiek, Narodziny, Wszechświat, Duch, 
Wiara, Miłość, Czas – to tytuły tych muzycz-
nych rozdziałów, w których zawarłem swoje 
refleksje, uczucia i autobiograficzne wątki” – 
pisze o swoim dziele Krzysztof Herdzin.
Płytę poprzedził singiel Birth. The Book of 
Secrets będzie pierwszym albumem Herdzi-
na w serii Polish Jazz i 20. w jego autorskiej 
dyskografii. �

Krzysztof Herdzin w serii Polish Jazz

R E K L A M A

http://stoart.org.pl
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A gnieszka Hekiert – wokalistka, 

trenerka wokalna, kompozytor-

ka, autorka tekstów i aranżacji, 

absolwentka Wydziału Jazzu i Muzyki Roz-

rywkowej Akademii Muzycznej im. Karola 

Szymanowskiego w Katowicach. Koncerto-

wała we Francji, Włoszech, Chorwacji, Bułga-

rii, a w szczególności w Niemczech i Austrii, 

gdzie nawiązała współpracę z legendą 

polskiego jazzu na emigracji sakso-

fonistą Leszkiem Żądłą, a tak-

że Konstantinem Kostovem 

i Nevyanem Lenkovem.

Owocem tej współpracy 

jest nagrana w 2009 roku 

płyta European Impres-

sions. Agnieszka Hekiert 

rozpoczęła także, w tym 

samym roku, współpra-

cę z wokalistą 

Bobbym McFerrinem, z którym występowała 

w Polsce i za granicą w ramach projektu VO-

CAbuLarieS. Jego metodę circle singing ak-

tywnie propaguje, prowadząc własne warszta-

ty wokalne i chóry.

Jej najnowsza autorska płyta Soulnation swo-

ją koncertową premierę miała 2 października 

w warszawskim Promie Kultury Saska Kępa. Al-

bum powstał we współpracy, pod-

jętej po raz trzeci, z bułgarskim 

pianistą Konstantinem Ko-

stovem. Wokalistce i pia-

niście towarzyszą tak-

że perkusista Cezary 

Konrad, kontraba-

sista Paweł Pańta, 

saksofonista Vla-

dimir Karparov 

i trębacz Jerzy 

Małek.
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AGNIESZKA HEKIERT – SOULNATION

Czas pokochać deszcz
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nie i  w  życiu... lubię się później tą wiedzą 
dzielić. A wiadomo, że to czym się dzielimy, 
mnożymy tak naprawdę.

Jako kompozytorka i  autorka tekstów 
przebyłaś długą drogę. Co z  tego, co znaj
duje się na albumie Soulnation, jest dla cie
bie najważniejsze? Co uznałabyś za osobi
sty sukces?

Najważniejsze jest przekazywanie ener-
gii i  to połączenie, wręcz wspólne oddy-
chanie z Konstaninem. Dopełnianie siebie 
i ogromna przyjaźń, dzięki której powstały 
prawie wszystkie utwory. Uwielbiam chu-

ligańskie momenty tej płyty. Ważna jest 
prawd a  przekazu, ważne są także dzieci 
(którym dedykowane jest Lullaby). Utwór 
Deszcz opowiada o  pewnych wzorach 
w głowie, które pozwalają nam żyć pełnią 
lub nie. Kiedy pada, powtarzamy zazwy-

Uwielbiam przekraczać granice na scenie i w życiu

Aya Al Azab: Być trenerem wokalnym 
i  jednocześnie wykonywać własną muzy
kę to wbrew pozorom nie takie oczywiste 
i  częste zjawisko. Czy jazz jest dla ciebie 
czysto technicznym wyzwaniem wokal
nym, gatunkiem, dzięki któremu możesz 
przekraczać własne bariery, kształcić się 
i rozwijać?

Agnieszka Hekiert: Jazz to piękno impro-
wizacji, piękno zmian. Muzyka jazzowa ja-
ko taka zachwyca mnie najbardziej, bo ma 
elementy nieoczywiste, bo błędy w impro-
wizacji stają się czasem największą wartoś-
cią, a trudne harmonie – są najfajniejszymi 
wyzwaniami i  sposobem na kształcenie 
siebie, rozwój. Uwielbiam się uczyć, prze-
kraczać bariery.

Jak godzisz myślenie techniczne nauczy
ciela, świadomość swoich możliwości, ich 
granic z wolnością wyrazu i ekspresją, tak 
ważną w jazzie?

Trener to jednak nie nauczyciel. Tu waż-
ne jest indywidualne podejście do każdego 
i  stąd technicznego podejścia być nie mo-
że. Jest dużo pracy „z  głową” tych, którzy 

się uczą, dużo improwizacji i  poszukiwań 
w  znalezieniu przepisu na, na przykład, 
dobrą barwę. Wolność to właśnie ta war-
tość, która określa moje działania. Więc 
to moje trenowanie nie jest takie oczywi-
ste. Uwielbiam przekraczać granice na sce-
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czaj, że jest brzydko, że jest niskie ciśnie-
nie, okropna pogoda. I ciach, mamy zły hu-
mor. Obniżamy sobie częstotliwość. To są 
właśnie kody, które mamy zapisane w gło-
wach, w  ciałach. A  przecież można spoj-
rzeć inaczej, że „deszcz to piękno, deszcz to 
życie”, bez deszczu nic by nam nie wyrosło 

– ani drzewa, ani kwiaty, ani zboża – więc 
może czas ten deszcz pokochać? I być przez 
to szczęśliwszym od rana – w  deszczu czy 
w słońcu. 
Genesis i  Wy to wiecie to wiara w  ludzi, 
w ich wybory, w to, że intuicyjnie wiemy, co 
jest dobre. Ja strasznie lubię ludzi i  uwiel-
biam się z nimi koncertowo łączyć.

Twój najnowszy album jest owocem wie
loletniej współpracy z  bułgarskim piani
stą Konstantinem Kostovem, z którym po 
raz trzeci nagraliście płytę. Jaki jest właś
ciwie jego udział w  najnowszym wydaw
nictwie?

Udział ogromnie ważny! Energetyczne po-
łączenie i  przyjaźń napisały tę płytę. Na 
początku nagrałam loopy z melodiami. By-
ło ich ponad 150, wybieraliśmy najlepsze. 
Później siedzieliśmy długimi godzinami, 
dopełniając utwory taką czy inną harmo-
nią, podziałami, a na końcu Kostek dopisał 

to, co „trudne”, na przykład intro-outro do 
Deszczu, Genesis i aranż do Ederlezi. Dzięki 
takiej współpracy powstały prawie wszyst-
kie utwory.

Jak rozpoczęła się twoja przygoda z Bobbym 
McFerrinem i projektem VOCAbuLarieS?

Do współpracy zaprosił mnie kolega Mar-
cin Wawruk, gdyż jego zespół ProForma 
miał zaszczyt wystąpić właśnie z  Bobbym 
McFerrinem podczas Legnica Cantat. Ja by-
łam wsparciem jazzowym, bo projekt był 
trudny rytmicznie i  harmonicznie. I  tak 
się to zaczęło. A  później byłam w  między-
narodowej grupie koncertującej po Euro-
pie z  Bobbym i  wtedy jeszcze z  Rogerem 
Treecem. Stawałam na scenie z  samym 
mistrzem przez kolejne trzy lata. Cudow-
ny czas. Dostawałam solówki podczas kon-
certów, mogłam improwizować z  Bobbym 
na dużych festiwalach jazzowych. Dodam, 
że w takiej chwili zapomina się o wielkiej 
publiczności. Istnieje tylko „pole McFer-
rina”, w  które się wkracza z  niebotyczną 
wprost radością.

Czy to prawda, że jako trener wokalny 
używasz alternatywnych metod naucza
nia, jak circlesinging, czyli śpiew w kręgu? 
Ta nazwa kojarzy mi się z  kulturą afro
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Pod naszym patronatem

Nie jestem w stanie tylko uczyć, bo byłabym 
sfrustrowana brakiem adrenaliny scenicznej. 

Potrzeba połączenia z muzykami i przekazu jest tak 
silna, że czułabym się bez koncertów jak ryba bez wody
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amerykańską i  ring shouts, ale domyślam 
się, że jest to zupełnie co innego [śmiech]. 
Na czym polega ta metoda?

To metoda Bobby’ego McFerrina. Śpiew 
w kręgu polega na podawaniu różnych fraz 
muzycznych grupom kilku wokalistów, 
tworzących w  ten sposób współbrzmienia 
zespołowe. Są dokładne zasady powstawa-
nia takich współbrzmień. Uczyłam się ich 
długo pod czujnym okiem tria WeBe3 i Vo-
icestry Bobby’ego McFerrina (Rhiannon, 
David Worm, Joey Blake, Judi Vinar, Roger 
Treece).

Jesteś bardzo aktywna jako nauczycielka 
i  trenerka. Często muzycy oddają się pe
dagogice, porzucając swoją drogę muzyka. 

Musiałaś w  swoim życiu dokonywać ta
kich lub podobnych wyborów?

Śpiewanie, koncertowanie i  tworzenie to 
mój plan A  na życie. Nie jestem w  stanie 
tylko uczyć, bo byłabym sfrustrowana bra-
kiem adrenaliny scenicznej. Potrzeba po-
łączenia z  muzykami i  przekazu jest tak 
silna, że czułabym się bez koncertów jak 
ryba bez wody. Tylko kiedyś raz, wyjeżdża-
jąc z  Polski, zostawiłam za sobą zbudowa-
ny świat. Był to ciężki moment poszukiwań 
i tak naprawdę zaczynania wszystkiego od 
nowa. Na początku nie było prosto, ale to 
doświadczenie otworzyło najlepsze okna 
świata. Bo podobno w takich ciężkich mo-
mentach najbardziej się rozwijamy. A że ja 
kocham rozwój…
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RASP Lovers – Romantic Alternative 
Schizophrenic Punk

Łódzki romantyzm, podwarszawska alternaty-

wa, mokotowska schizofrenia oraz kutnowski 

punk – takie są, według twórców, elementy skła-

dowe płyty Romantic Alternative Schizophrenic 

Punk. Odpowiada za nią RASP Lovers, czyli ze-

spół gitarzysty Szymona Wójcika.

„Łamanie schematów, zabawa formą i konwen-

cją, zestawianie ze sobą elementów na pierw-

szy rzut oka leżących daleko od siebie, tworze-

nie muzycznych oksymoronów i kontrastów” 

– to główne założenia muzyki tworzonej przez 

RASP Lovers. „Ciężko zaklasyfikować ją do jed-

nego gatunku, jest to miks punku, awangardo-

wego jazzu, elektroniki, muzyki improwizowa-

nej i alternatywnego rocka”. Wraz z Szymonem 

Wójcikiem materiał zarejestrowali: saksofoni-

sta Jerzy Mączyński, pianista Marcel Baliński, 

kontrabasista Rafał Różalski i perkusista Bar-

tosz Szablowski. 

Premiera albumu odbędzie się 26 października 

na festiwalu Jazz Jantar. Wydawcą jest Howard 

Records.

Wojtczak/Piotrowicz  
– Plastic Poetry

Plastic Poetry to album międzypokoleniowego 

duetu – Irka Wojtczaka oraz Kamila Piotrowicza. 

Jest zapisem improwizowanej sesji, która została 

zarejestrowana w listopadzie 2018 roku w Bielsku

-Białej podczas trasy koncertowej duetu w połu-

dniowej Polsce.

„Plastik, chemiczne tworzywo sztuczne, oraz 

poezja, nosząca szeroką symbolikę sztuka wie-

loznaczna – tworzą współczesny, definitywny 

kontrast, odnosząc się jednocześnie do świata 

oczywistości i nieautentyczności oraz intuicyjne-

go świata niejednoznaczności” – tak duet określa 

kontekst swojego dzieła.

Irek Wojtczak – saksofonista, kompozytor i aran-

żer – jest liderem zespołów The Bees’ Knees i Folk 

Five. Pianista i kompozytor Kamil Piotrowicz stoi 

na czele własnego sekstetu oraz współtworzy 

między innymi trio Lawaai, Richard Limes  i Minim 

Experiment.

Premiera płyty odbędzie się 16 października na 

festiwalu Idealistic w Kopenhadze. Wydawcą jest 

Howard Records.
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Michał Ciesielski  
– Share Location

Pianista Michał Ciesielski powraca z drugą solową 

płytą Share Location, która jest podróżą przez 

lokalizacje szczególnie dobrze przez niego zapa-

miętane. Każda z dziewięciu kompozycji jest hoł-

dem dla jednego miejsca.

„Miałem okazję ujrzeć sporo zapierających dech 

pejzaży, urokliwych zakątków, wyjątkowych miast 

– słowem, miejsc, które do dziś pozostały mi w pa-

mięci i do których lubię powracać wspomnieniami. 

Przyszedł czas, abym teraz podzielił się z Wami 

niektórymi z tych miejsc, a przynajmniej emocja-

mi, które wzbudziły we mnie. Kto wie? Może te 

utworki zachęcą kogoś z Was do zobaczenia tych 

miejsc na własne oczy?” – mówi muzyk.

Michał Ciesielski jest pianistą, kompozytorem i li-

derem tria Confusion Project, z którym czynnie 

koncertuje i wydaje płyty. Jako solista zadebiu-

tował w 2014 roku albumem Between Black & 

White.

Płyta Share Location ukazała się 1 października 

nakładem wydawnictwa Soliton.

Aleksandra Kutrzepa Quartet  
– Mermaid

Współczesny jazz z muzyką ilustracyjną łączy 

na swojej drugiej płycie – Mermaid – Aleksandra 

Kutrzepa. Skrzypaczka określa ją jako syntezę 

obu tych nurtów z elementami free jazzu pełne-

go nieograniczonej przestrzeni.

„Podobnie jak w przypadku pierwszego albumu, 

każdy utwór jest odrębnym obrazem muzycznym. 

Ideą jest malowanie muzyki dźwiękiem i wyobraź-

nią. Harmonia muzyki, emocji i wrażeń. Instrumenty 

stają się narzędziem do uzyskania barw ilustrują-

cych odgłosy onomatopeiczne” – opisuje artystka.

Formacja Aleksandra Kutrzepa Quartet powstała 

w 2014 roku z inicjatywy małżeństwa skrzypacz-

ki Aleksandry i perkusisty Roberta Kutrzepów. 

Zadebiutowała w 2018 roku albumem Impres-

sions. W zespole grają także Bartłomiej Garczyń-

ski na gitarze oraz Michał Studniarek na basie. Na 

nowej płycie gościnnie wystąpili  wokalistka Anna 

Gadt i pianista Miłosz Bazarnik.

Premierę albumu zapowiedziano na 25 paź-

dziernika.

Pod naszym patronatem
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Vibraslap  
– Different Wor(l)ds

Different Wor(l)ds jest drugą płytą w dorobku for-

macji Vibraslap. „Tytuł albumu odnosi się do róż-

nych muzycznych światów każdego z muzyków 

i do nietuzinkowego traktowania głosu” – wyjaś-

nia zespół. Partie wokalne w utworach Vibraslap 

traktowane są w sposób instrumentalny. Muzycy 

przyznają się do wpływów muzyki jazzowej, et-

nicznej oraz latynoamerykańskiej.

Grupa Vibraslap powstała w 2006 roku z inicja-

tywy wibrafonisty Miłosza Rutkowskiego – lau-

reata konkursów Jazz Juniors, Poznań Jazz Fair 

i Klucza do kariery Pomorskiej Jesieni Jazzowej 

– oraz basisty Tomasza Grabowego – w latach 

dziewięćdziesiątych współzałożyciela grupy 

Funky Groove. Do współpracy przy nowym al-

bumie liderzy zaprosili wokalistę Marcina Waw-

rzynowicza, saksofonistę Tomasza Wendta, 

pianistę Roberta Jarmużka i perkusistę Łukasza 

Sobolaka.

Premiera płyty będzie miała miejsce 27 paździer-

nika w Narodowym Forum Muzyki we Wrocławiu. 

Agnieszka Wilczyńska i Andrzej  
Jagodziński – Wilcze Jagody 

Wilcze Jagody – tak od nazwisk twórców zatytu-

łowana została płyta duetu wokalistki Agnieszki 

Wilczyńskiej i pianisty Andrzeja Jagodzińskiego. 

Album zawiera 11 autorskich piosenek, do któ-

rych specjalnie teksty napisali Stanisław Tym, 

Jan Wołek, Wiesława Sujkowska, Andrzej Po-

niedzielski oraz debiutująca w tej roli Agnieszka 

Wilczyńska.

Agnieszka Wilczyńska ma na swoim koncie dwie 

Złote Płyty, a także Fryderyka 2016 za album Tu-

taj mieszkam. Andrzej Jagodziński jest zdobyw-

cą dwóch Fryderyków – w 1994 roku za płytę 

Chopin i w roku 2001 jako Jazzowy Muzyk Roku. 

Współpraca wokalistki i pianisty rozpoczęła się 

w 2004 roku. Razem uczestniczyli w nagraniu 

kilku albumów, pracowali też między innymi przy 

poprzedniej płycie Agnieszki Wilczyńskiej Tutaj 

mieszkam, do której pianista napisał kompozycje 

i aranżacje.

Album Wilcze Jagody ukaże się 23 października 

nakładem Studia Realizacji Myśli Twórczych.
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Natalia Kordiak Quintet  
– Bajka

Albumem Bajka debiutuje Natalia Kordiak Quin-

tet. „Bajka to opowieści, których słucha się, a za-

razem doświadcza. Opowieści, w których nie ma 

miejsca na strach przed nieznanym. Myśli piątki 

artystów powiązane są w jedną muzyczną bajkę” 

– wyjaśnia kwintet.

Liderką formacji jest wokalistka Natalia Kordiak 

– studentka Akademii Muzycznej im. Karola Szy-

manowskiego w Katowicach i absolwentka Poli-

cealnego Studium Jazzu im. Henryka Majewskie-

go w Warszawie. Jest ona zdobywczynią Grand 

Prix Voicingers 2018 – międzynarodowego kon-

kursu dla śpiewających muzyków, a także – wraz 

ze swoim kwintetem – drugiej nagrody na Tarnów 

Jazz Contest 2017 oraz wyróżnienia na Blue Note 

Poznań Competition 2017.

Wokalistce towarzyszą saksofonista Przemysław 

Chmiel, pianista Mateusz Kołakowski, kontraba-

sista Alan Wykpisz i perkusista Grzegorz Pałka.

Album Bajka ukaże się 11 października nakładem 

słowackiej wytwórni Hevhetia.

Joanna Bejm  
– Jesteś

Płyta Jesteś powstała w wyniku fascynacji twór-

czością Haliny Poświatowskiej, której śladami od 

wielu lat kroczy wokalistka Joanna Bejm, zgłębia-

jąc historię życia poetki. Utwory skomponowali 

Joanna Bejm, Marcin Skaba i Sebastian Iwano-

wicz. „Album Jesteś snuje własną opowieść. O ko-

biecości, miłości, cierpieniu, umieraniu, szczęściu. 

Skłania do refleksji nad bytem «tu i teraz», zadaje 

pytania dotyczące ludzkiej egzystencji” – opisuje 

wydawca.

Joanna Bejm zaśpiewała głównie z towarzysze-

niem jazzowego tria w składzie: Rafał Stępień – 

fortepian, Wojciech Pulcyn – kontrabas i Seba-

stian Frankiewicz – perkusja. Rafał Stępień był 

również producentem albumu. Dodatkowo na 

płycie zagrali Robert Murakowski na trąbce, Se-

bastian Iwanowicz i Andrzej Gondek na gitarach, 

Marcin Skaba na skrzypcach oraz Bogusz Wekka 

na perkusjonaliach.

Premierę płyty zaplanowano na 11 października. 

Jej wydawcą jest Soliton.



„Miles Davis. Birth Of The Cool”  
film dokumentalny 
reż. Stanley Nelson

11.10   Warszawa, PROM Kultury Saska 
Kepa

13, 29. 10  Warszawa, Kino Muranów
13, 15.10  Poznań, Kino Muza
14, 20. 10  Gdańsk, Kinokameralne Cafe
15.10 Poznań, Kino Muza
16.10   Poznań, Festiwal Filmów 

Dokumentalnych OFF CINEMA
16.10  Białystok, Kino Forum
18.10  Olsztyn, Kino Awangarda
18.10  Gliwice, Kino Amok
19.10  Wrocław, Kino Nowe Horyzonty
19, 24. 10  Gdańsk, Kinoport
20.10   Koszalin, pokaz na Hanza Jazz 

Festival

21.10   Bytom, BECEK Bytomskie Centrum 
Kultury

22.10   Gdynia, Gdyńskie Centrum 
Filmowe

25.10  Katowice, Kinoteatr Rialto
27.10  Żywiec, Kino Janosik
28.10  Łódź, Kino – Galeria Charlie
28.10  Oświęcim, Nasze Kino
30.10  Warszawa, Kino Luna
31.10  Toruń, CSW
31.10  Ełk, ECK

Fundacja EuroJAZZ i Musicine  
zapraszają na seanse filmowe we wrześniu:

#kinojazz
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26|	 Płyty / Top Note 

TOP 
NOTE

Atom String Quartet – Penderecki

Czołowy polski kwartet smyczkowy, Atom String Quartet, wydał 
kolejny, piąty w swoim dorobku album. Prosty tytuł – Penderecki 
– od razu wyjaśnia, co kryje zawartość. Tym razem Mateusz Smo-
czyński, Dawid Lubowicz, Michał Zaborski oraz Krzysztof Len-
czowski pochylili się nad muzyką jednego z najważniejszych kom-
pozytorów naszych czasów – Krzysztofa Pendereckiego. Nie jest to 
pierwsza sytuacja, kiedy Atomy sięgają po muzykę współczesną, 
warto przypomnieć płyty nagrane z NFM Orkiestrą Leopoldinum 
Made in Poland (2017) i Supernova (2018, recenzja – JazzPRESS 3/2019), 
na których obok ich własnych utworów znalazły się kompozycje 
Grażyny Bacewicz i Hanny Kulenty-Majoor.
Na najnowszej płycie zespół bierze na warsztat muzykę Pendere-
ckiego – kompozycje solowe lub kameralne na instrumenty dęte, 

Filharmonia im. Mieczysława Karłowicza w Szczecinie, 2019
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Wyjście do własnej muzyki 
z pułapu utworów człowieka tej 
miary co Penderecki wymaga nie 
tylko odwagi, ale przede wszystkim 
wielkich umiejętności i wyobraźni. 
Kwartet  po raz kolejny udowodnił, 
że zarówno własne kompozycje, 
jak i mierzenie się z dziełami 
największych potrafi  przekuć  
na sukces

Mery Zimny 

maria.zimny@off.radiokrakow.pl

Suitę na wiolonczelę solo, a  wszyst-
ko przeplecione Trzema utworami 
w  dawnym stylu, które Penderecki 
stworzył z  własnej muzyki do fil-
mu Rękopis znaleziony w  Saragos-
sie. W  ten ostatni, trzyczęściowy 
utwór, kwartet ingerował w  naj-
mniejszym stopniu, nie odbiega-
jąc zanadto od oryginału. Pozostałe 
opracowania kompozycji Mistrza 
są momentami bardzo odważ-
ne, przede wszystkim wtedy, kiedy 
muzycy zaczynają improwizować, 
oddalając się od nakreślonych te-
matów, ale rozumiejąc i  kontynu-
ując myśl kompozytora. W tej mu-
zyce słychać tak dobrze nam już 
znane brzmienie i ducha Atomów, 
z  drugiej strony mamy do czynie-
nia z  Pendereckim i  „przedłuże-
niem” jego muzyki, uwolnionej od 
zapisu nutowego.

Bardzo ciekawe i niekiedy mocno zmieniające wy-
dźwięk utworu są aranżacje kompozycji napisa-
nych na klarnet i  tubę. Kaprys na tubę solo napi-
sany został przez Pendereckiego dla Zdzisława 
Piernika, wirtuoza, który zajmował się nie tyl-
ko wykonywaniem muzyki współczesnej, ale też 
współpracą z  muzykami improwizującymi. Trud-
ność tego utworu polega między innymi na du-
żych skokach interwałowych i  ruchliwości, która 
kontrastuje z naturą tuby. Stąd też żartobliwy wy-
dźwięk kompozycji, którą Piernik grał z  lekkością 
i  gracją.  Atomy zmieniły nieco charakter utworu 
i choć puszczają do nas czasem oko, to Kaprys ten 
nie jest już tak lekki, a nieco bardziej poważny, pe-
łen napięć, chwilami nawet dramatyczny, co pod-
kreśla brzmienie smyczków.
Podobnie w  przypadku Trzech miniatur na klarnet 
i  fortepian, tutaj znów brzmienie smyczków kie-
ruje się w  rejony bardziej dramatyczne, chwila-
mi rozdzierające, podczas gdy w  oryginale domi-
nuje łagodne brzmienie klarnetu. O  ile pierwsza 
część – Allegro – nie odbiega jeszcze daleko od ory-
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ginalnego tematu, to kolejne dwie 
części są już pokazem niesamowi-
tych zdolności improwizatorskich, 
wyobraźni i wyczucia, gdyż muzy-
cy cały czas mają świadomość, że 
punktem wyjścia jest muzyka Pen-
dereckiego. Całość płyty uzupeł-
niają równie ciekawe Preludium na 
klarnet solo i  dwie części Suity na 
wiolonczelę solo.
Penderecki to płyta, która w  ide-
alny sposób równoważny ma-
teriał wyjściowy i  zamysł jego 
autora z  charakterystycznym 
brzmieniem Atom String Quar-
tet, fantastycznymi improwiza-
cjami i  chęcią przedstawienie 
swoich, świeżych pomysłów. Wyj-

ście do własnej muzyki z  puła-
pu  utworów człowieka tej mia-
ry co Penderecki wymaga nie 
tylko odwagi, ale przede wszyst-
kim wielkich umiejętności i  wy-
obraźni. Kwartet po raz kolejny 
udowodnił, że zarówno własne 
kompozycje, jak i  mierzenie się 
z  dziełami największych potrafi 
przekuć na sukces Mam nadzieję, 
że ta płyta będzie gościć nie tyl-
ko na półkach miłośników klasy-
ki czy jazzu, które to światy od lat 
umiejętnie łączą Atomy, ale sta-
nie się też pozycją wprowadzają-
cą w  świat muzyki współczesnej 
tych, którzy go nie znają, a  może 
też trochę się go obawiają. �

SPOTKANIE
28 października 2019, godz. 16:00 
Akademia Muzyczna 
im. Karola Lipińskiego 
we Wrocławiu 
Katedra Muzyki Jazzowej 

14 października 2019 
godz. 10:00 
Audytorium Szymanowskiego 
Uniwersytet Muzyczny 
Fryderyka Chopina w Warszawie 
Zakład Jazzu i World Music
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Michał Zaborski 
Quartet – Feeling 
Earth
Hevhetia, 2019

Pastelowe brzmienie al-
tówki wydaje się być ideal-
ne, wprost stworzone dla 
muzyki jazzowej. Instru-
ment ten, podobnie jak 
skrzypce, mocno zrośnię-
ty jest z  idiomem muzy-
ki klasycznej, jednak silna 
tradycja polskiej jazzowej 
wiolinistyki owocuje już 
od lat wieloma wspaniały-
mi skrzypkami-liderami, 
altówka natomiast nie ma 
w jazzie takiej reprezenta-
cji. Jakoś tak się składa, że 
wśród altowiolistów nie 
ma chyba zainteresowa-
nia jazzem, przynajmniej 
w  wymiarze profesjonal-
nym. 
W  Polsce takim reprezen-
tantem jest, znany mię-
dzy innymi z  działającego 
od lat Atom String Quar-
tet, Michał Zaborski. Do 

tej pory ten udzielający 
się również klasycznie al-
towiolista był ostatnim 
muzykiem z  intensyw-
nie działającego kwartetu, 
który nie wydał swojego 
solowego albumu. W  gło-
wie muzyka zrodziły się 
jednak w  końcu melodie, 
które zawarł w  siedmiu 
kompozycjach tworzących 
debiutancki album Feeling 
Earth.
Altówka w  roli instrumen-
tu wiodącego z towarzysze-
niem jazzowego tria to coś, 
czego na rodzimej jazzo-
wo-improwizowanej sce-
nie jeszcze nie było. Mi-
chał Zaborski uzupełnił tę 
lukę, zapraszając do autor-
skiego projektu wspania-
łych muzyków tworzących 
grupę Stryjo – Nikolę Koło-
dziejczyka, Macieja Szczy-
cińskiego i  Michała Bryn-
dala. Panowie wychodzą 
od napisanych przez Zabor-
skiego melodyjnych, śpiew-
nych i  zabarwionych folk-
lorem tematów, by później 
od nich uciec w improwiza-
cję. Cały czas jednak domi-
nują melodie i  specyficzne, 
melancholijne brzmienie 
altówki.
Świetne, nieprzekombino-
wane kompozycje wciągają 
swoją nienachalną narracją. 
Choć „proste” i  wpadające 

w  ucho, to niepozbawione 
głębi, która wynika z  ich 
konstrukcji, tworzonego 
przez nie klimatu i  obra-
zowości. Słuchając Feeling 
Earth, da się odczuć to, co 
komunikuje tytuł – odnie-
sienia do różnych rejonów 
świata, krajobrazów, natu-
ry i  inspiracje zaczerpnięte 
z przyrody.
Utwory zawarte na albu-
mie to oparta na obra-
zach i  emocjach podróż, 
w  którą zabiera nas zespół 
świetnych muzyków. Każ-
da z  kompozycji odzna-
cza się czymś ciekawym, co 
sprawia, że ciężko wyróż-
nić jedną czy dwie z  nich. 
Bardziej żywiołowy Kopyrt-
niec wprost odwołujący się 
do górskiego folkloru, z  sy-
piącymi się spod smycz-
ka iskrami, fantastycznym 
fortepianem i  pracą sek-
cji, zajmuje słuchacza tak 
samo, jak rozmarzony, na-
wiązujący do barwnego 
świata wyobraźni Amelia’s 
Dreams.
Słyszymy tu też nastrojo-
we, skandynawsko brzmią-
ce In Search of the Mis-
sing Snow – tajemnicze, 
przestrzenne, niespiesz-
ne, dosyć chłodno brzmią-
ce. Dużo jest liryzmu, jak 
ten w  Melody of the Prairie 
czy Still Too Far z pięknym 
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pizzicato w częściach skraj-
nych. 
Są momenty, kiedy Zabor-
ski wykorzystuje też elek-
tryczne brzmienie altówki 
– między innymi w  Poma-
zańcu, który zbliżony jest 
do estetyki seifertowskiej. 
Feeling Earth to kawał pięknej 
autorskiej muzyki, do której 
z przyjemnością wielokrotnie 
się wraca. To podsumowanie 
długiego i bogatego doświad-
czenia – zarówno jazzowe-
go, jak i  klasycznego – uta-
lentowanego altowiolisty. To 
także wyjątkowa okazja, by 
w  liderskiej roli posłuchać 
śpiewnej altówki z  towa-
rzyszeniem jazzowego tria. 
Choć altówka jest tu instru-
mentem wiodącym i  domi-
nującym, to formacja Stryjo 
także mocno zaznacza swo-
ją obecność, wzbogaca i uzu-
pełnia muzykę Zaborskie-
go. Czasami muzycy tworzą 
wyważoną, idealną bazę 
dla altowiolisty, innym ra-
zem prezentują idealnie 
wpasowane w  kompozycje, 
fantastyczne sola. Dzięki tej 
płycie Zaborski zamknął 
serię udanych „atomowych” 
debiutów i  zaznaczył jesz-
cze wyraźniej swoją obec-
ność na rodzimej jazzowej 
scenie. �

Mery Zimny

Michał Urbaniak  
– For Warsaw With 
Love
Agora, 2019

75 lat temu w  miesiącu, 
w którym trafia do Państwa 
ten numer JazzPRESSu, po-
wstanie warszawskie już się 
wykrwawiło. Upadło dokład-
nie 3 października 1944 roku. 
Powstańcy walczyli znacznie 
dłużej, niż przewidywali – 
nie kilka dni, ale aż 63. War-
szawski zryw poniósł klęskę, 
a  konsekwencje – ludzkie 
i  materialne – były strasz-
liwe, zginęło około 130 tys. 
mieszkańców (ludności cy-
wilnej) i około 20 tys. żołnie-
rzy, samo miasto zaś zosta-
ło niemalże obrócone w  pył. 
Dlatego też do dnia dzisiej-
szego trwa spór o  zasadność 
wybuchu powstania – jedni 
potępiają decyzję dowództwa 
AK, drudzy jej bronią.
Abstrahując od tego, kto ma 
rację (wiele czynników unie-
możliwia obiektywny osąd). 
wszyscy zgadzają się na pew-
no co do jednego – powstań-

com należy się szacunek 
i  hołd. Album For Warsaw 
With Love jest jego wyrazem, 
co więcej, Michałem Urba-
niakiem kierowały motywa-
cje osobiste. „Urodziłem się 
w Warszawie. W przeddzień 
powstania warszawskiego 
moja mama Irenka wywio-
zła mnie z miasta. Być może 
uratowała mi życie” – mówi 
Urbaniak. Skrzypek sta-
je tym samym obok Agi Za-
ryan, Tomasza Stańki, Jana 
Emila Młynarskiego i  Mar-
cina Maseckiego, którzy „na 
jazzowo” upamiętniali tra-
giczny warszawski zryw.
Urbaniak swój hołd wyra-
ża w  formule, której jest od 
jakiegoś już czasu gorącym 
zwolennikiem, a  mianowi-
cie fuzji jazzu z  hip-hopem. 
Urbaniak uważa, że hip-hop 
jest współcześnie formą pro-
testu, buntu, tak jak jazz w la-
tach sześćdziesiątych. Oba ga-
tunki łączy wspólna wartość: 
wolność. I  przecież z  hasłem 
wolności, jako antonimem 
hitlerowskiego zniewolenia, 
szli na barykady powstańcy 
w  pierwszych dniach sierp-
nia ’44. Wprost zostaje ono 
zresztą wykrzyczane przez 
MC Stuntmana w  utworze 
Red Bus To Freedom.
Płyta zawiera autorskie 
utwory Urbaniaka uzupeł-
nione kompozycjami takich 
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tuzów, jak Thelonious Monk, 
Bill Evans i  Miles Davis. Do 
kooperacji jazzman zaprosił 
międzynarodowe towarzy-
stwo, oprócz wspomnianego 
już Stuntmana są to między 
innymi Michael Patches Ste-
wart (trąbka), David Gilmore 
(gitara), Lenny White (per-
kusja), Troy Miller (perku-
sja), Michał Tokaj (fortepian), 
Marek Pędziwiatr (instru-
menty klawiszowe) i  Mika 
Urbaniak (wokal).
Jako intro i  outro wykorzy-
stano sample ze Szpilma-
nowskiego Czerwonego au-
tobusu. I  tu bym trochę 
pomarudził – przebój sier-
miężnego socrealizmu gry-
zie się z  powstańczym du-
chem, dlatego też dziwię 
się, że nie sięgnięto po coś 
z  kręgu „zakazanych piose-
nek” (Pałacyk Michla?). Dalej 
mamy czasem bardziej, cza-
sem mniej ekspresyjną jaz-
dę okraszoną – lepszym bądź 
gorszym – rapem i wokalem 
(kobiety wypadają lepiej).
Wygrywane przez Urba-
niaka na skrzypcach moty-
wy, ukąszone polskim folk-
lorem, mogą wywoływać 
zachwyt, a  partie na alcie 
i  tenorze wspierane przez 
trąbkę Stewarta i kontrowa-
ne gitarą Gilmore’a są najlep-
szymi momentami tego al-
bumu. Niewątpliwie mamy 

tu do czynienia z jazz-hopo-
wą zawieruchą wyciszaną 
klasykami: Round Midnight 
Monka i  Milesowsko-Evan-
sowskim Blue In Green.
Płyta jako całość brzmi so-
czyście i  świeżo, brak jej 
może nieco spójności i  cha-
rakteru, bo z  samej muzyki 
trudno wyczytać powstań-
cze przesłanie. Urbaniak jed-
nak konsekwentnie idzie 
swoją drogą, a  w  tym upo-
rze jest podobny do tych, któ-
rzy 75 lat temu poszli bić się 
o Warszawę. �

Michał Dybaczewski

Petera Sextet  
– Flashover
Requiem Records, Lydian Series, 2019

Angielskie „flashover” ozna-
cza dynamiczne i  gwał-
towne przejście tlącego się 
jedynie ognia w  pożar. De-
biutancka autorska płyta 
pianisty Dariusza Petery za-
tytułowana właśnie Flasho-

ver ma w sobie coś z tego fa-
scynującego, acz niezwykle 
groźnego zjawiska. 
Dariusz Petera, choć Flasho-
ver jest jego pierwszą autor-
ską płytą, muzycznym nowi-
cjuszem na pewno nie jest. 
Współtworzył on chociażby 
znakomity zespół Fusion Ge-
neration Project, którego prze-
wrotnie zatytułowana pły-
ta No Fusion podbiła swego 
czasu serca miłośników sty-
listyki fusion. Peterze w seks-
tecie, który nagrał Flashover, 
towarzyszą naprawdę świet-
ni muzycy – wiolonczelista 
Krzysztof Lenczowski (wraz 
z Peterą grał w Fusion Gene-
ration Project, wówczas wy-
pełniając obowiązki gita-
rzysty), trębacz Emil Miszk, 
saksofonista Maciej Kociński 
oraz znakomita sekcja ryt-
miczna – kontrabasista An-
drzej Święs oraz perkusista 
Krzysztof Szmańda.
Flashover jest płytą pozor-
nie lekką, łatwą i  przyjemną 
w odbiorze. Jej pierwsze prze-
słuchanie zostawia odbior-
cę w poczuciu mile spędzone-
go czasu z mainstreamowym 
jazzem o nieco hardbopowym 
zacięciu. Jednak z każdym ko-
lejnym seansem z  Flashover 
płyta ta brzmieć zaczyna co-
raz piękniej. Sekstet stworzył 
muzykę, która wbrew pozo-
rom wymaga skupienia i cza-
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Łukasz Pawlik  
– Long-Distance 
Connections
Pawlik Relations, 2019

Łukasz Pawlik, pianista 
i  kompozytor młodego po-
kolenia polskich jazzma-
nów, syn Włodka Pawlika, 
przypomniał o  sobie. Long-
Distance Connections to jego 
druga płyta, po wydanej 
w  2016 roku, bardzo udanej 
Lonely Journey. W nagraniu 
albumu brały udział takie 
gwiazdy, jak Mike Stern (gi-
tara), Randy Brecker (trąb-
ka), Dave Weckl i  Gary No-
vak (perkusja), było też 
wsparcie polskich kolegów 
lidera – Cezarego Konrada 
(perkusja), Szymona Kamy-
kowskiego (saksofon teno-
rowy), Dawida Główczew-
skiego (saksofon altowy) 
i Pawła Pańty (bas).
Gorąco kibicuję Łukaszowi 
Pawlikowi, odkąd uczest-
niczyłem w  koncercie jego 
zespołu z  trębaczem Chri-
stophem Titzem w  war-
szawskim SPATiF-ie. Gra-

li wówczas materiał z  jego 
pierwszej płyty oraz nowe, 
własne kompozycje. Na za-
kończenie zespół zagrał 
kompozycję Łukasza zapo-
wiadającą jego nowy album. 
Nabrałem apetytu i  w  koń-
cu doczekałem się krążka 
Long-Distance Connections. 
Nie przypuszczałem jednak 
wówczas, że ta nowa płyta 
zostanie nagrana z tak wie-
loma znakomitymi muzy-
kami.
W  przypadku produkcji 
firmowanych nie przez sta-
ły zespół, lecz przez lidera 
prowadzącego różne mu-
zyczne konstelacje istnie-
je spore ryzyko dużej nie-
jednorodności stylistycznej 
czy słyszalnych wyraźnie 
efektów braku zgrania mu-
zyków. Jednak ta płyta taka 
nie jest. Kompozycje po-
łączone są osobą autora, 
a  muzycy – nie tak odlegli 
od siebie brzmieniem, sty-
listyką i  doświadczeniem, 
w przeszłości grywający już 
ze sobą w  różnych zespo-
łach – stworzyli znakomi-
cie zgrany team.
Płyta jest bardzo wyrów-
nana, dojrzała, znakomicie 
też brzmi. A  lider, Łukasz 
Pawlik, jest jakby schowa-
ny w  roli akompaniatora. 
To zresztą cecha szczególna 
tych nagrań – brak gwiaz-

su. Rozsmakowanie się w tych 
kompozycjach przynosi jed-
nak niezapomniane muzycz-
ne doznania.
Znakomicie wypada utwór 
Mr. Light oparty na kontra-
basowej galopadzie i  wzbo-
gacony niepokojącą partią 
wiolonczeli oraz brawurową 
solówką saksofonu. Zmia-
nami tempa i  swobodnym 
„przepływem” nastroju za-
chwyca tytułowe Flasho-
ver. Nordic Jente to kompozy-
cja bardziej melancholijna 
i  nostalgiczna, prowadzona 
przez wpadającą w ucho me-
lodię. Moim faworytem po-
zostaje jednak IMHO (In My 
Humble Opinion), zagrane ze 
szczyptą szaleństwa i uwień-
czone rewelacyjną partią so-
lową perkusji.
Sześć lat – tak długo milczał 
Dariusz Petera. Wszystkim 
swoim fanom ten długi okres 
oczekiwania wynagrodził 
jednak z  nawiązką. W  tym 
sekstecie tkwi naprawdę 
ogromna siła, polegająca na 
umiejętności wydobywania 
z  każdej kompozycji tego, co 
w  niej najpiękniejsze. Mam 
wrażenie, że Flashover (choć 
samo w sobie jest już płytą do-
skonałą) to dopiero początek 
wielkiej muzycznej przygody 
tego niezwykłego sekstetu. �

Jędrzej Janicki
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dorskich popisów, współ-
praca i  partnerstwo w  każ-
dym ze składów – od duetu 
do sekstetu. Ambitna, solid-
na, dobrze nagrana płyta. 
Gorąco polecam. �

Jacek Yatzek Piotrowski

Dariusz Ziółek  
– Dialog
Moritz Marek Różycki, 2018

Dariusz Ziółek jest cenio-
nym gitarzystą basowym, 
muzykiem sesyjnym, pia-
nistą, wykładowcą, wy-
dawcą i  producentem mu-
zycznym. Brał udział 
w  nagraniu ponad 30 płyt. 
Począwszy od 1991 roku wy-
stępował z  wieloma zna-
nymi muzykami, między 
innymi z  zespołami Grze-
gorza Kapołki, z  Ewą Ury-
gą, Elżbietą Mielczarek oraz 
z  wieloma innymi. Dialog 
to jego trzecia autorska pły-
ta po wcześniejszych 4 Bass 
(2001) i Voice’n’Bass (2006).
Najnowsza autorska pły-

ta Dariusza Ziółka to eklek-
tyczna składanka jego due-
tów z takimi muzykami, jak 
Bernard Maseli (wibrafon), 
Henryk Gembalski (skrzyp-
ce), Paweł Tomaszewski (for-
tepian), Piotr Matusik (for-
tepian), Grzegorz Kapołka 
(gitara), Zbigniew Jakubek 
(fortepian) i  Mark Soskin 
(fortepian). Bas oraz silna 
koncentracja na elementach 
rytmicznych są niewątpli-
wie czymś charakterystycz-
nym dla tej płyty. Trudno się 
temu dziwić skoro brzmie-
nie większości duetów skła-
da się z gitary basowej i  in-
strumentu klawiszowego 
z  delikatnym towarzysze-
niem automatu perkusyjne-
go (wolałbym jednak pełno-
krwistą, żywą perkusję).
Od pierwszego słuchania, 
nie mając jeszcze żadnych 
informacji o  płycie, moż-
na zorientować się, że basi-
sta jest głównym aktorem 
na tej scenie. Nawet nie ma-
jąc wiedzy o muzycznej dro-
dze autora, wyraźnie można 
odczuć, że jest on pod wpły-
wem bluesa, szczególnie 
bluesa elektrycznego, nie 
brakuje tu też elementów 
rockowych (Taniec Ksanty-
py). Są też jednak nawiąza-
nia do klasyki (Tak, to ty), 
lekko bachowskie w  stylu. 
To druga twarz Darka Ziół-

ka – ta pianistyczna, wyra-
żona przez zaproszonych go-
ści-pianistów. Bardzo ładne, 
pełne i ciepłe, dobrze wywa-
żone brzmienie, czy to forte-
pianu, czy to pianina Fende-
ra jest niewątpliwie atutem 
tej płyty. Tak jak brzmienie 
gitary basowej – pełne, moc-
ne, ale bez zbędnej agresji.
Płyta dobrze oddaje możliwo-
ści kompozytorskie i  instru-
mentalne autora, a zaproszeni 
goście umiejętnie wykorzy-
stują potencjał tkwiący w tych 
kompozycjach. �

Jacek Yatzek Piotrowski

Dawid Kostka Trio 
+ – Progression
SJ Records, 2018

Spośród wielu znaczeń ty-
tułu płyty Dawida Kostki 
jedno – „postęp” – wydaje 
się szczególnie trafne. Przez 
ostatnie lata było mi dane 
nie raz podziwiać występy 
gitarzysty na żywo: od kon-
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certów z Chico Freemanem, 
Sarah McKenzie czy Regi-
ną Carter przez recital dy-
plomowy na poznańskiej 
uczelni aż po spontanicz-
ne jam sessions w lokalnych 
klubach. Każde spotkanie 
dawało mi możliwość ob-
serwacji, jak kolejne wyda-
rzenia kształtowały go jako 
artystę.
Na konferencji praso-
wej zeszłorocznej Ery 
Jazzu, gdzie miało miej-
sce premierowe wykona-
nie opisywanego albumu, 
Kostka przyznał, że bez 
wspomnianych doświad-
czeń nie miałby odwa-
gi zaprosić do studia tak 
znamienitych gości. Trzy-
osobowy trzon grupy – li-
der (gitara), Damian Kost-
ka (kontrabas) i  Mateusz 
Brzostowski (perkusja) – 
to co prawda jego podsta-
wowa formacja, ale za-
warty w  nazwie „plus” 
rozszerza ten skład o  Pa-
wła Kaczmarczyka (forte-
pian) i  Macieja Kocińskie-
go (saksofony). Znakomicie 
dopełniają oni grę młod-
szych kolegów, dzięki cze-
mu muzyka zyskuje kolej-
ne interesujące warstwy.
Progression jest trzecią au-
torską produkcją pozna-
niaka po Live At Radio 
Katowice nagranej z  ze-

społem Global Schwung 
Quintet (2016) oraz Dawid 
Kostka Quartet & Chico Fre-
eman Live At Era Jazzu 2016 
ze wspomnianym amery-
kańskim saksofonistą. Po-
przednie pozycje były re-
jestracjami koncertowymi, 
eksponującymi warszta-
tową wirtuozerię, nie do 
końca realizującymi po-
tencjał muzyka jako kom-
pozytora i lidera, czym im-
ponuje na najnowszym 
krążku. „To moje najbar-
dziej dojrzałe dziecko, naj-
bardziej przemyślana pły-
ta. Od deski do deski to 
moje kompozycje” – przy-
znał muzyk w  wywiadzie 
dla Głosu Wielkopolskie-
go.
Mimo że w  przeszłości 
zdobywał liczne nagro-
dy na prestiżowych festi-
walach jazzowych, to jego 
stylistyczne zainteresowa-
nia są dużo szersze niż ten 
gatunek. Jest członkiem 
uznanych zespołów kon-
certowych grających mu-
zykę rozrywkową, a  we 
wspomnianym wywia-
dzie jako źródło inspiracji 
wskazał klasyków rocka. 
Słychać to już w  otwiera-
jącym Progression utworze 
Fast Future, bazującym na 
dynamicznych solówkach. 
Przebojowy charakter ma 

zwłaszcza Long Way Home, 
w którym autor prezentuje 
zdolność do konstruowa-
nia chwytliwych melodii.
Nie oznacza to bynajmniej, 
że materiał stroni od spo-
kojniejszych klimatów, od-
najdziemy je w  lirycznych 
balladach Szkic oraz Ri-
sing. Ta różnorodność dzia-
ła na korzyść albumu, któ-
rego atutem są również  
doskonale dobrani part-
nerzy. Przystępnej w  od-
biorze muzyki słucha się 
przyjemnie i nie sposób się 
nią znudzić. Myślę, że jej 
walory docenią zarówno 
koneserzy gatunku (warto 
podkreślić świetną jakość 
nagrania w  studiu Mono-
chrom), jak i osoby unika-
jące jazzowych etykiet.
Choć dotychczasowa dysko-
grafia Kostki uniemożli-
wia określenie tego albumu 
jako debiutu, to myślę, że 
z uwagi na w pełni autorski 
charakter przedsięwzięcia 
i  skalę potencjału muzyka, 
jaki ono ujawnia, właśnie 
w  takich kategoriach nale-
ży je traktować. Progression 
okazuje się być znakomitą 
wizytówką możliwości Da-
wida Kostki i  dobrym pro-
gnostykiem jego dalszej ka-
riery. �

Jakub Krukowski
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Ritual Art Orchestra 
– Atmosphere
RG-Records, 2018

Na pierwszy rzut oka, a tak-
że ucha, RAO – Ritual Art 
Orchestra – sprawia wra-
żenie zespołu zagraniczne-
go. Nic bardziej mylnego! 
To mieszanka wybucho-
wa świetnych muzyków 
głównie z  Polski, którą 
przygotowali wirtuoz ide-
alnie wydobytych dźwię-
ków gitary Bogusław Ra-
atz, odpowiedzialny za 
egzotyczne wibracje instru-
mentów perkusyjnych Da-
niel Mackiewicz, a  także 
nietuzinkowy Steve Kin-
dler – as dziewięciostruno-
wych skrzypiec. Elektrycz-
no-akustyczne trio tworzy 
muzykę z  pogranicza róż-
nych przestrzeni – szeroko 
pojętego fusion, wpływów 
etnicznych, a także elektro-
niki. Ritual Art Orchestra 
łączy w  jedność brzmienia 
syntezatora, instrumentów 
etnicznych, gitary, skrzy-
piec, śpiewu alikwotowego 

czy gardłowego. Dzięki ta-
kiemu połączeniu miłośni-
cy muzyki etnicznej, rocka 
i  jazzu na pewno nie będą 
się nudzić.
Płyta zawiera dziewięć róż-
norodnych kompozycji. Jedną 
z pierwszych jest utwór napi-
sany przez Bogusława Raat-
za Breath Of India. Początek 
zagrany na sitarze elektrycz-
nym i dziewięciostrunowych 
skrzypcach wprowadza słu-
chacza w  stan skupienia 
i medytacji. Wraz z wejściem 
instrumentów perkusyj-
nych i głównej melodii utwór 
przenosi w  zupełnie nowy, 
oderwany od rzeczywisto-
ści świat – zmysłów, egzotyki 
i  duchowości. Ambientowy 
charakter, wraz z jazzowymi 
improwizacjami, wprowa-
dza odbiorcę w dziką, etnicz-
no-transową podróż.
Muzyka RAO to doświadcze-
nia i  inspiracje trzech róż-
nych osób. Trio Raatz, Ma-
ckiewicz, Kindler łączy 
sensualne opowieści w  jed-
ność energetyczną. Za sprawą 
gardłowego i  alikwotowego 
śpiewu Michała Esz Szerląga 
w  utworze Shaman Séamas 
słuchacz może się poczuć jak 
podczas szamańskich, hip-
notycznych rytuałów. Utwór 
ten łączy ze sobą wiele róż-
norodności, w tym powtarza-
jący się, mantrowy beat, psy-

chodeliczne brzmienie gitary 
elektrycznej, wydłużone, roz-
pływające się dźwięki dzie-
więciostrunowych skrzypiec 
oraz szamański, a  zarazem 
bardzo oryginalny i  tech-
nicznie idealnie wykonany 
– śpiew alikwotowy Michała 
Esz Szerląga.
W  tytułowym utworze At-
mosphere gościnnie zaśpie-
wał oraz zagrał na flecie Mi-
chael Ogorodov. Utwór ten 
rozpoczynają gitara elek-
tryczna i delikatna perkusja, 
które powoli przygotowują 
nas na wejście akordów pęt-
li etnicznego wokalu oraz 
szalonych, wirtuozowskich 
skrzypiec. Ostatni kawałek 
z  płyty – Epilogue – jest wy-
razem głębokiej zadumy nad 
otaczającym nas światem 
i jego różnorodnością.
Płyta Atmosphere na pew-
no spodoba się miłośnikom 
etno jazzu, rocka i ambientu. 
Po przesłuchaniu wszystkich 
utworów jestem pod ogrom-
nym wrażeniem umiejęt-
ności muzyków Ritual Art 
Orchestra i  jedności, jaką 
stworzyli jako trio. Płyta jest 
wręcz hipnotyczna! Zasłu-
guje na odtworzenie na wy-
sokiej jakości sprzęcie audio, 
które pomoże w  głębokiej 
kontemplacji tej muzyki. �

Katarzyna Bazgier
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Janerka na basy 
i głosy
Antena Krzyku, 2019

Kto obecnie pisze najlep-
sze teksty piosenek w Pol-
sce? Nosowska, Pablopavo, 
Waglewski czy może Świet-
licki? Twórczość wszystkich 
wymienionych można roz-
patrywać nie tylko w  ka-
tegoriach muzycznych, ale 
także literackich. Wszyscy 
niesłychanie rzadko się-
gają po obce teksty, ale od 
tej reguły bywają wyjąt-
ki. Takim wyjątkiem jest 
właśnie płyta, na której 
artyści składają muzyczny 
pokłon koledze po fachu, 
również mistrzowi sło-
wa śpiewanego – Lechowi 
Janerce.
Janerka na basy i  głosy to 
album z  wielu powodów 
niezwykły. Po pierwsze – 
wyjątkowy skład wokali-
stów, oprócz już wymienio-
nych  Nika (między innymi 
Post Regiment, Pochwalo-
ne), Lena Romul (wokali-

sta i  saksofonistka jazzowa 
i  soulowa), Jarosław Szu-
brycht (dziennikarz mu-
zyczny i  wokalista metalo-
wy) oraz literacki Chór Piór, 
w  skład którego wchodzą 
między innymi Barbara Kli-
cka, Joanna Oparek, Miłosz 
Biedrzycki, Wojciech Bono-
wicz, Mariusz Czubaj, Mar-
cin Świetlicki i  Jarek Szu-
brycht. Po drugie – warstwa 
muzyczna, cały materiał 
został zaaranżowany wy-
łącznie na dwie gitary ba-
sowe! Za tym odważnym, 
ale jakże udanym pomy-
słem stoją Małgorzata Te-
kiel (między innymi Będzie 
Dobrze, Pudelsi, Pochwalo-
ne) i Piotr Pawłowski (mię-
dzy innymi Made in Po-
land, The Shipyard).
Autorzy projektu uznali naj-
wyraźniej, że skoro Janerka 
to wokalista i  basista, to te 
z pozoru skromne (a jak się 
okazuje na płycie, przebo-
gate) środki wystarczą, aby 
złożyć hołd jego twórczo-
ści. Efekt? Fantastyczny! Za-
miast klasycznego „tribute 
to” dostajemy płytę niezwy-
kle świeżą, konsekwentną, 
miejscami wręcz odkryw-
czą w  kontekście dobrze 
przecież znanego repertu-
aru twórcy Klausa Mitffo-
cha. Z  piosenek odartych 
z  wszystkich „niepotrzeb-

nych” dźwięków pozostała 
sama esencja – świetnie za-
śpiewane, nietracące swej 
trafności i aktualności teks-
ty oraz oszczędnie, ale z nie-
zwykłą inwencją dwój-
ki basistów zagrane piękne 
melodie. Po parokrotnym 
odsłuchu nabiera się sil-
nego przekonania, że każ-
dy dodatkowy instrument 
mógłby jedynie zepsuć ten 
klarowny koncept.
Trzynaście piosenek na 
płycie to utwory wybrane 
z różnych okresów twórczo-
ści Janerki – od początków 
Klausa Mitffocha (Śmielej) 
po płytę Fiu fiu… z 2002 roku 
(Wieje). Pod numerem 14 
kryje się premierowa, na-
pisana specjalnie na tę pły-
tę piosenka Pili w  wyko-
naniu głównego bohatera, 
jak zwykle wspomaganego 
przez żonę Bożenę.
Prawie wszystko na tym al-
bumie zachwyca. Pomysł, 
dobór wykonawców, pio-
senek, produkcja. Prawie 
wszystko – bo jest jedna 
rzecz, która niepokoi… Teks-
ty z  lat osiemdziesiątych 
ubiegłego wieku, które trak-
towały o różnych aspektach 
ówczesnego opresyjnego sy-
stemu w dużym stopniu nie 
tracą dziś na aktualności. �

Piotr Rytowski
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się takim wyróżnieniem. 
Jej dyskografia liczy dwa-
naście krążków, najczęściej 
są to konceptualne albumy
-hołdy dla legendarnych 
artystów. Sutton wydała 
piękne longplaye wypeł-
nione inspirującymi i  ory-
ginalnymi reinterpretacja-
mi utworów Billa Evansa, 
Franka Sinatry, Joni Mit-
chell oraz Stinga.
Najnowsze dzieło Tierney 
Sutton i jej bandu to ambit-
na, starannie wyselekcjo-
nowana kolekcja piętna-
stu piosenek ze srebrnego 
ekranu, z  różnych okre-
sów świetności Hollywoo-
du. Hołd złożony kinu. Wy-
dawnictwo ScreenPlay ma 
kameralne, akustyczne, 
wręcz intymne brzmie-
nie. Barwa głosu wokalist-
ki jest nieskazitelna, jasna, 
organiczna, krystalicznie 
czysta. Bardzo wrażliwie 
reaguje ona na słowo i  jej 
koloryt zmienia się w  za-
leżności od interpreto-
wanych emocji. Stylowo 
i  perfekcyjnie współbrzmi 
z  zespołem. Wspólnota 
dźwięków i idei. Wirtuoze-
ria i precyzja.
Na płycie znajduje się kil-
ka znanych tematów fil-
mowych, są też niezbyt 
często wykorzystywane, 
niemal zapomniane son-

gi. ScreenPlay składa się 
z  pięciu rozdziałów: klasy-
ków z  poetyckimi słowa-
mi napisanymi przez Ala-
na i  Marylin Bergmanów 
(Act 1 – The Bergman Sui-
te), utworów z  lat trzydzie-
stych i  czterdziestych XX 
wieku (Act 2 – Technicolor), 
piosenek ze złotej ery Hol-
lywoodu (Act 3 – Golden 
Age) oraz przebojów z  kul-
towych produkcji Fabry-
ki Snów z  lat siedemdzie-
siątych i  osiemdziesiątych 
ubiegłego stulecia (Act 4 – 
Montage). Natomiast epilog 
projektu Act 5 – The Sully 
Variations – to kompozy-
cje, które Sutton skompo-
nowała wspólnie z Clintem 
Eastwoodem do jego filmu 
z  2016 roku Sully. Zanim 
w  maju bieżącego roku 
ukazał się album, artystka 
wydawała EP-ki z  poszcze-
gólnymi częściami tej wy-
jątkowej produkcji. Można 
na nich znaleźć kilka bo-
nusów, które nie weszły na 
płytę ScreenPlay.
Wokalistce towarzyszy 
znakomity zespół. Dzię-
ki wieloletniej muzycznej 
przyjaźni Tierney Sutton 
Band wypracował włas-
ny styl. Christian Jacob 
gra na fortepianie, Kevin 
Axt na kontrabasie, Trey 
Henry na gitarze basowej, 

Tierney Sutton 
Band – ScreenPlay
BFM Jazz, 2019

Tierney Sutton należy do 
wokalistek, które nagry-
wając standardy z  The 
Great American Songbook, 
covery swoich idoli, kla-
syki, tradycyjne pieśni fol-
kowe, dają im nowe życie, 
rzucają na nie nowe świat-
ło. Sutton czyni z  nich 
prawdziwe perełki wyko-
nawcze. Wraz z  zespołem, 
z  którym współpracu-
je od kilkunastu lat, pod-
chodzi do nich w  sposób 
kreatywny i  pełen polotu, 
dzięki czemu brzmią one 
nietuzinkowo i jednocześ-
nie współcześnie. Choć 
pieśniarka zawsze z  sza-
cunkiem odnosi się do tra-
dycji.
Diva z  Los Angeles nagry-
wa od 25 lat, ośmiokrotnie 
była nominowana do na-
gród Grammy. Każdy z  jej 
projektów w  ostatniej de-
kadzie może poszczycić 
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a  Ray Brinker na perkusji. 
W  kilku trackach pojawia 
się francuski wirtuoz gita-
ry akustycznej Serge Mer-
laud.
Niejedna z  zamieszczo-
nych na albumie piose-
nek zachwyciła mnie, 
przeniosząc w  świat ma-
rzeń. Sutton wykorzystu-
je w  nich swój głos jako 
kolejny instrument w  ze-
spole. Całość otwiera te-
mat The Windmills Of Your 
Mind. Utwór skomponowa-
ny przez zmarłego niedaw-
no Michela Legranda do 
słów Alana i Marilyn Berg-
manów to zdobywca Osca-
ra w kategorii Best Original 
Song w  1969 roku. Urzeka-
jąco piękna wersja! Po nim 
otrzymujemy zaskakują-
ce połączenie dwóch pio-
senek. Moon River ze Śnia-
dania u  Tiffany’ego oraz 
Calling You z  Bagdad Cafe 
dzieli ćwierć wieku. Tier-
ney Sutton uczyniła z nich 
inteligentną i  spójną opo-
wieść.
W What Are You Doing The 
Rest of Your Life Legran-
da artystka śpiewa w  pro-
sty i  czuły sposób. Akom-
paniuje jej przy fortepianie 
Christian Jacob. The Sou-
nd Of Silence Paula Simo-
na z filmu Absolwent z 1967 
roku potraktowano jako 

Kristin Chenoweth  
– For The Girls
Concord Records, 2019

Z  entuzjazmem pisałem 
o poprzedniej płycie piosen-
karki i aktorki Kristin Che-
noweth [JazzPRESS 5/2017]. 
Po trzech latach utytułowa-
na artystka, laureatka na-
gród Emmy i Tony, powraca 
z kolejnym zestawem piose-
nek i  albumem o  sympto-
matycznym tytule For The 
Girls. Jednak „dziewczyń-
skości” wydawnictwa nie 
należy odczytywać zbyt do-
słownie, jako ograniczenie 
się do określonego płcią gro-
na odbiorców. Tytuł albumu 
jest przede wszystkim syg-
nałem hołdu dla wybitnych 
wokalistek.
Kristin Chenoweth zinte-
pretowała wielkie prze-
boje między innymi Bar-
bry Streisand (The Way 
We Were), Evy Cassidy (It 
Doesn’t Matter Anymore), 
Dinah Washington (What 
a  Diff’rence A  Day Made), 

jazzową balladę. Przebój 
You’re The One That I Want 
z musicalu Grease ma laty-
noskie zabarwienie. How 
Do You Keep The Music 
Playing jest „mistrzowskim 
duetem” Sutton oraz auto-
ra tekstu 93-letniego Ala-
na Bergmana. Przejmująca 
interpretacja. Finałowa Ar-
row to najnowsza piosen-
ka w  tej kolekcji, pochodzi 
z  filmu Sully z  2016 roku. 
Jest niczym lekarstwo na 
uszy, serce i duszę!
The Movie Album Barbry 
Streisand z  2003 roku, De-
scansado: Songs for Films 
Normy Winstone oraz 
Jazz Goes To The Movies 
Ann Hampton Callaway 
(oba z  2018 roku) były do 
tej pory moimi ulubiony-
mi jazzowymi albumami 
z  pieśniami pochodzący-
mi z  klasycznych filmów. 
ScreenPlay Tierney Sutton 
jest wokalnym arcydzie-
łem, które do nich dołącza. 
Nie zapomnę o  tej płycie. 
Wzruszająca, przywołują-
ca wspomnienia, reflek-
syjna. Rewolucyjne odczy-
tanie klasyków, genialne 
rozwiązania aranżacyjne 
zamieszczonych tu stan-
dardów czynią ten krążek 
ponadczasowym. �

Piotr Pepliński
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Doris Day (When I  Fall In 
Love), Patsy Cline (Crazy), 
Judy Garland (The Man 
That Got Away), Carole King 
(Will You Love Me Tomor-
row), Eydie Gorme (I Wanna 
Be Around) i Lindy Ronstadt 
(Desperado).
Płyta to także ukłon w  kie-
runku koleżanek, które wo-
kalistka zaprosiła do wspól-
nego zaśpiewania kilku 
utworów. Do studia nagra-
niowego na sesję Cheno-
weth zajrzały więc Dolly 
Parton, którą możemy usły-
szeć w  jej własnej kompo-
zycji I Will Always Love You, 
Ariana Grande, Jennifer 
Hudson oraz Reba McEn-
tire. Uważnych słuchaczy 
ucieszy jeszcze jeden wielki 
głos, który pojawia się w za-
śpiewanej w  tercecie Che-
noweth / Hudson / McEn-
tire I’m A  Woman. Gwoli 
sprawiedliwości dodać trze-
ba, że i  męskie ręce także 
przyłożyły się do stworze-
nia najnowszej płyty Krist-
in Chenoweth. Za produk-
cję ponownie odpowiadał 
Steve Tyrell, a  aranżacje są 
dziełem Boba Manna i Ala-
na Broadbenta.
Nagromadzenie wspania-
łych głosów robi ogromne 
wrażenie. Dobrze wypadł 
także dobór utworów, cho-
ciaż z  ułożeniem programu 

płyty Kristin Chenoweth 
miała największy problem. 
Jak sama wspomina, jest 
około pięćdziesięciu tysię-
cy piosenek, które chciała-
by nagrać, i  decyzja, które 
z  nich wybrać, była dużym 
wyzwaniem. Ponieważ jed-
nak jej wersji powszech-
nie znanych i  popularnych 
przebojów słucha się znako-
micie, należy się tylko cie-
szyć, że materiału na kolej-
ne nie zabraknie. �

Krzysztof Komorek

Friendly Rich  
– Friendly Rich Sings 
For Only The Lonely
Pumpkin Pie Corporation, 2019

Friendly Rich, a  właściwie 
to Richard Marsella, jest 
od wielu lat znany z  un-
dergroundowego podej-
ścia do muzyki. Wszystkie 
płyty, od roku 1994, wydaje 
we własnej wytwórni The 
Pumpkin Pie Corporation. 

Większość jego utworów to 
piosenki satyryczne, choć 
obok zabawnych, przewrot-
nych znajdziemy też kom-
pozycje o charakterze melo-
dramatycznym. Jednak jego 
najnowsza płyta Friendly 
Rich Sings For Only The Lone-
ly jest zupełnie inna.
Marsell oprócz tego, że jest 
muzykiem i  performerem, 
jest także kompozytorem. 
Przez trzy sezony kompono-
wał muzykę do telewizyj-
nego show MTV. Friendly 
Rich Sings For Only The Lo-
nely pod niemalże każdym 
względem różni się od tego, 
co autor Sausage Samba 
(Kiełbaskowej Samby, z  po-
przedniego albumu Bounti-
ful z 2014 roku) robił dotych-
czas, bo showman przede 
wszystkim zmienił tema-
tykę – z  satyrycznej na po-
ważną. Jak się okazało, ceni 
Franka Sinatrę, a  przede 
wszystkim płytę Frank Sina-
tra Sings For Only The Lonely. 
Zakochany w  tym albumie 
z  1958 roku nagrał własną 
interpretację klasycznych 
piosenek. Zachował nawet 
pierwotną kolejność utwo-
rów z płyty Franka, specjal-
nie pomijając dwie piosen-
ki dołożone we wznowieniu 
kompaktowym w  latach 
osiemdziesiątych. Dodatko-
wo odwzorowana została 
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Maria Chiara Argirò 
– Hidden Seas
Cavalo Records, 2019

Drugi album włoskiej pia-
nistki Marii Chiary Argirò 
zawiera dziesięć utworów. 
Na jej pierwszej płycie domi-
nowały brzmienia akustycz-
ne. Obecnie liderka w  więk-
szym stopniu zwróciła się 
ku brzmieniom elektronicz-
nym, korzystając z  synteza-

torów i  melotronu, a  także 
pianina Fendera. Ale aku-
stycznych fragmentów rów-
nież nie zabrakło, szczególnie 
w  drugiej części wydawni-
ctwa.
Świetnie wypadł Starlight 
– w  pierwszej połowie zdo-
minowany przez kontra-
bas (Andrea di Biase) i forte-
pian, w finale zaanektowany 
przez wokalistkę. To właśnie 
wokal jest najbardziej cha-
rakterystycznym elemen-
tem tego albumu. Francuzka 
Leïla Martial śpiewem i wo-
kalizami kreuje unikalny 
nastrój płyty. 
Koncepcja albumu wzięła 
się z fascynacji Marii Chiary 
Argirò morzem. To ono inspi-
rowało artystkę do napisania 
poszczególnych kompozycji – 
wszystkie są jej autorstwa – 
i do niego odwołują się tytuły 
utworów. Sam pomysł zro-
dził się za sprawą Sea Pieces 
amerykańskiego kompozyto-
ra Edwarda MacDowella.
Każda z  muzycznych opo-
wieści ma swoje źródło w hi-
storii związanej z  morzem. 
Są to dzieła literackie, w  ro-
dzaju 20 tysięcy mil pod-
wodnej podróży Verne’a, ale 
i prawdziwe epizody oraz po-
stacie, np. Chiara Vigo uwa-
żana za ostatnią na świecie 
osobę potrafiącą wytwarzać 
jedwab morski, zwany ina-

dokładnie okładka, na któ-
rej jedynie wizerunek Sina-
try zastąpił portret Richa.
Na tegorocznej płycie znaj-
dziemy dwanaście utworów 
zaaranżowanych na jazzo-
wo przez saksofonistę ze-
społu – Davida Frencha. 
U  boku takich muzyków, 
jak French, klarnecistka Ju-
lia Hambleton, gitarzysta 
Nichol Robertson, pianist-
ka Tania Gill, kontrabasista 
Jon Meyer oraz perkusista 
Dave Clark, każdy chciał-
by zaśpiewać. Instrumen-
talnie jest to po prostu maj-
stersztyk. Płyta w  swojej 
warstwie instrumentalnej 
powinna przypaść do gu-
stu wymagającym miłośni-
kom jazzu. Co do pierwsze-
go planu, to uważam, że na 
płycie jest za mało śpiewa-
nia, a  niestety za dużo mó-
wienia. Friendly Rich cza-
ruje ciemną, ciężką barwą 
dojrzałego męskiego gło-
su. Jedynie barwą nieste-
ty, ponieważ tak wymagają-
cy podkład instrumentalny 
lepiej by zabrzmiał z  cieka-
wymi liniami melodycz-
nymi wokalu. Monotonny 
śpiew oraz nie do końca sły-
szalna interpretacja tekstów 
może się znudzić po trzech, 
czterech piosenkach.
Album jest na pewno prze-
łomem w karierze żywioło-

wego, szalonego Friendly’ego 
Richa. Chwilami możemy 
się poczuć, jakbyśmy sie-
dzieli w zadymionym barze, 
z lat pięćdziesiątych ubiegłe-
go stulecia. Nie wiem, co na 
tę propozycję fani Franka Si-
natry, ale uważam, że ta dość 
nietypowa interpretacja jego 
płyty, której okrągły jubile-
usz obchodzony był w  ubie-
głym roku, może przyczy-
nić się do ożywienia pamięci 
o wielkim artyście. �

Katarzyna Bazgier
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czej bisiorem, najdroższą 
tkaninę świata starożytne-
go, wytwarzaną z  wydzieli-
ny morskich małży.
Pochwalić należy kolektyw-
ność gry sekstetu. Liderka 
jest raczej ogniwem spaja-
jącym i  nie stara się zdomi-
nować pierwszego planu. 
Świetnie w  partiach solo-
wych – obok wspomnianych 
już wcześniej członków ze-
społu – pokazują się Sam Ra-
pley (tenor i klarnet) oraz Tal 
Janes (gitary). Hidden Seas 
dzięki całemu zespołowi jest 
bardzo ciekawą i oryginalną 
propozycją. �

Krzysztof Komorek

Jazz At Berlin  
Philharmonic IX: 
Pannonica
ACT, 2019

Najnowszy, dziewiąty już 
odcinek cyklu rejestracji 
koncertów Jazz At Berlin 
Philharmonic trzyma wyso-

ki poziom poprzednich czę-
ści i nie zawodzi oczekiwań. 
Gwiazdy wytwórni ACT po-
jawiają się na tych koncer-
tach regularnie, nie rozcza-
rowuje wybór tematów ani 
repertuaru. Często wystę-
pują również artyści spo-
za jej katalogu. Tym razem 
kluczem do konstrukcji re-
pertuaru jest postać Panno-
niki de Koenigswarter, nie-
zwykle bogatej i zapatrzonej 
w jazzowy świat Nowego Jor-
ku dziedziczki części fortu-
ny rodziny Rothschildów.
O  samej postaci Pannoni-
ki przypomniało ostatnio 
wiele książek, jej wielolet-
nia przyjaźń z  niełatwym 
w  codziennym obcowaniu 
Theloniousem Monkiem 
obrosła w  jazzowe legendy. 
Wielu muzyków, w tym sam 
Monk, poświęciło jej włas-
ne kompozycje, a  ona od-
wdzięczała się pomocą orga-
nizacyjną i  materialną, ale 
również wykazywała wiele 
cierpliwości i  zrozumienia 
dla nękających ich wówczas 
problemów.
To właśnie kompozycje po-
święcone postaci Baronowej 
Jazzu, jak wielu ją nazywało, 
posłużyły za materiał mu-
zyczny do koncertu i znala-
zły się na kolejnej płycie do-
kumentującego wydarzenia 
organizowane przez ACT 

w  berlińskiej filharmonii. 
Liderem muzycznym jest do-
skonale odnajdujący się w tej 
roli Iiro Rantala, któremu to-
warzyszy sprawna sekcja – 
Dan Berglund i  Anton Eger. 
W  roli solistów pojawiają 
się na saksofonach Angelika 
Niescier i  Ernie Watts oraz 
w  kilku utworach wokalist-
ka Charenee Wade.
Po spędzeniu kilku wieczo-
rów z  tym albumem cią-
gle zastanawiam się, czy ten 
materiał nie zabrzmiałby 
lepiej w  prostym fortepia-
nowym triu, biorąc jednak 
pod uwagę, że założeniem 
organizacyjnym koncer-
tów z  cyklu Jazz At Ber-
lin Philharmonic jest po-
kazanie gwiazd wytwórni, 
skład maksimum sześcioo-
sobowy i tak jest kameralny. 
Chciałbym jednak usłyszeć 
ten repertuar doskonale 
zaaranżowany przez lide-
ra w  składzie jedynie z  ba-
sem i  bębnami. Moim zda-
niem byłoby ciekawiej. Nie 
oznacza to, że Ernie Watts 
czy Angelika Niescier swój 
występ powinni zaliczyć do 
nieudanych. Może zwyczaj-
nie nie przepadam za teks-
tami pisanymi na siłę do 
muzyki Monka, albo za bar-
dzo lubię Iiro Rantalę, żeby 
saksofoniści zabierali mu 
przestrzeń muzyczną?
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Akiko / Hamilton / 
Dechter – Equal Time
Capri Records, 2019

Troje wirtuozów – wscho-
dzące gwiazdy Akiko Tsu-
ruga (organy Hammonda) 
i  Graham Dechter (gitara) 
w  towarzystwie weterana 
perkusji Jeffa Hamiltona.  
Akiko Tsuruga pochodzi 
z  japońskiej Osaki, ale od 
lat mieszka w  Nowym Jor-
ku, gdzie zdobywa coraz 
większe uznanie.  Graham 
Dechter ma za sobą współ-
pracę z  gwiazdami jazzu 
i  popu. Spotkali się już 
wcześniej, w  innym zespo-
le, gdzie odkryli jednoczą-
cą ich pasję do swingującej 
muzyki. Postanowili połą-
czyć siły w triu organowym 
grającym własne (choć 
w większości Akiko Tsuru-
gi) kompozycje oraz dobrze 
znane utwory z  klasyczne-
go repertuaru jazzowego 
(jak na przykład Moment’s 
Notice Johna Coltrane’a czy 
A Baptist Beat Hanka Mob-

leya). W ten sposób powsta-
ła płyta Equal Time.
Od pierwszych taktów 
pierwszego utworu zako-
chałem się w  tej płycie. 
Swingujące, z  wielką ener-
gią i  radością wykonywa-
ne utwory, wykorzystujące 
piękne brzmienie organów 
Hammonda podparte na-
pędzającą całe trio perku-
sją, oplatane szlachetnie 
brzmiącą gitarą jazzową. 
Przypomniałem sobie przy 
tej okazji definicję dobrej 
muzyki zaprezentowaną 
kiedyś przez Jana Ptaszy-
na Wróblewskiego – dobra 
muzyka to jest ta, przy któ-
rej twoja noga wystukuje 
rytm.
Bez wątpienia właśnie tak 
dzieje się przy tej płycie. 
Nie ma na niej wielkich od-
kryć muzycznych, nie ma 
eksperymentów brzmie-
niowych – jest klasyczny 
wdzięk i  piękne brzmie-
nie. Nie ma tu miejsca na 
gwiazdorstwo, to zespół 
znakomicie zgranych mu-
zyków, podobnie odczu-
wających muzykę, wspie-
rających się wzajemnie, 
rozmawiających ze sobą 
poprzez swoje instrumen-
ty. Dla mnie to dobra płyta 
na poprawę nastroju.  �

Jacek Yatzek Piotrowski

Album powstał w  związ-
ku z  pomysłem uczczenia 
30. rocznicy śmierci baro-
nowej de Koenigswarter 
i  jest rzadką okazją do po-
słuchania młodego pokole-
nia europejskich muzyków 
jazzowych w  repertuarze 
złożonym ze standardów 
napisanych przez najwięk-
szych klasyków sprzed lat. 
Młodzi częściej adaptu-
ją dla świata jazzu klasyki 
rocka czy melodie rozryw-
kowe, niż sięgają po kom-
pozycje Monka, Rollinsa 
i Powella.
Niezwykle precyzyjny i tech-
nicznie perfekcyjny styl gry 
Iiro Rantali z pozoru nie wy-
daje się być najlepszym wy-
borem dla kompozycji The-
loniousa Monka, który nie 
był raczej wirtuozem forte-
pianu,  pisał w  sposób nie-
zwykły, jednak ograniczony 
również przez swoją własną 
technikę, zawsze chciał bo-
wiem grać własne utwory. 
Rantala wywiązuje się z  za-
dania zaskakująco dobrze 
i pełne muzycznej przestrze-
ni, brzmiące lekko i  nieba-
nalnie partie fortepianu 
z  tego albumu są jednymi 
z najciekawszych interpreta-
cji Monka, jakie ostatnio sły-
szałem. �

Rafał Garszczyński
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Pangpang – Kisskiss 
Pangpang
Losen Records, 2018

Pangpang to norweska gru-
pa istniejąca od 2014 roku. 
Tworzą ją absolwenci Nor-
weskiej Akademii Muzycz-
nej: Sander Eriksen Nordahl 
(gitara), Håkon Norby Bjørgo 
(bas) i  Ivar Myrset Asheim 
(perkusja). Kisskiss Pangpang 
jest ich debiutancką pły-
tą, na którą składa się osiem 
kompozycji basisty zespołu.
Muzycy grupy Pangpang 
czerpią z  szerokiego spek-
trum muzyki – przyznają 
się do inspiracji Led Zeppe-

i agresywnie jak gitara. I sły-
chać to w  kolejnych utwo-
rach płyty, na których ze-
spół rozkręca się i  zyskuje 
na spójności stylu. Wszyst-
kie chwyty dozwolone. 
Zmienność klimatu, poszu-
kiwania brzmień i  współ-
brzmień, ale to wszystko wy-
konywane z  mocą, zagrane 
z  dużą pewnością wybranej 
drogi i  z  przekonaniem do 
dźwięków, dość chropawych 
dźwięków. To bardzo surowe 
granie przywodzące na myśl 
„ostry” norweski klimat.
Na płycie znajdziemy chwi-
le wytchnienia – fragmenty 
pewnej zadumy, zamyślenia 
– ale to tylko krótkie chwi-
le. To rzeczywiście dość free
-improwizowana muzyka 
o  rockowym pochodzeniu, 
choć niestroniąca od zapo-
życzeń z  szerszego katalogu 
muzycznej historii. �

Jacek Yatzek Piotrowski

lin, Johnem Coltranem, Ar-
noldem Schönbergiem oraz 
Ennio Morriconem. Warto 
też zauważyć, że poza Pang-
pang każdy z trzech młodych 
Norwegów gra w innych ze-
społach, co nie pozostaje 
bez wpływu na ostateczne 
brzmienie ich macierzystej 
formacji.
Pierwsze wrażenie po uru-
chomieniu płyty – oto jazzo-
wy punk! Ostra, rockowa, 
swobodnie i  bardzo odważ-
nie, agresywnie wręcz im-
prowizująca gitara. Tyle że 
podparta solidną, jazzową 
sekcją rytmiczną, stojącą jak-
by do gitary w  kontrapunk-
cie. Gęsto „szurająca” na ta-
lerzach perkusja (określenie 
za Wojciechem Młynarskim) 
w  towarzystwie kontrabasu, 
grająca ze swingiem, ociepla 
ostre dźwięki gitary.
Ale niech to nikogo nie 
zwiedzie – sekcja rytmicz-
na potrafi grać równie ostro 

Podcasty z audycji na:  
www.archiwum.radiojazz.fm

Dofinansowano	ze	środków	Ministra	Kultury		
i Dziedzictwa	Narodowego	pochodzących	z Funduszu	
Promocji	Kultury	w ramach	programu	„Muzyka”,	
realizowanego	przez	Instytut	Muzyki	i Tańca.

Podcasty z audycji na:  
www.archiwum.radiojazz.fm

www.archiwum.radiojazz.fm
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Salute To Swing! i  Autoportrety to 
dwa zupełnie różne stylistycznie 
albumy, które jednak mają ze sobą 
wiele wspólnego, przede wszyst-
ką za sprawą trębacza, band lidera, 
kompozytora i  aranżera Gary’ego 
Guthmana. To swingowe, orkie-
strowe granie oraz projekt z obrze-
ży jazzu, łączący się z poezją.

Honory dla swingu

Tak! Tyle w  zasadzie mam do po-
wiedzenie o  pierwszym albu-
mie. Przyznaję, że to nazbyt krót-
ka recenzja. Jednak moim zdaniem 
w  przypadku ostatniej płyty 
Gary’ego Guthmana najbardziej 
adekwatna. 

Gary daje jazzu

Krzysztof Komorek  

donos@wp.eu

Już tytuł Salute To Swing! bez po-
zostawiania wątpliwości, jasno 
i  przystępnie określa, z  jaką mu-
zyką będziemy mieli do czynie-
nia. Bez eksperymentów, poszuki-
wań. Album jest hołdem Gary’ego 
Guthmana dla złotej ery swingu. 
Dla muzyki i  kluczowych postaci 
tamtych czasów. Dwupłytowe wy-
dawnictwo podzielone zostało na 
dwadzieścia dwie ścieżki. Kompo-
zycji jest jednak więcej, bowiem na 
pierwszej płycie znajdują się czte-
ry składanki, poświęcone kompo-
zytorom i band liderom: Duke’owi 
Ellingtonowi, Benny’emu Good-
manowi, Glennowi Millerowi 
i Harry’emu Jamesowi.
Trzy oryginalne kompozycje Guth-
mana otoczone zostały klasykami 
największymi z wielkich. Na albu-
mie znajdziemy więc Stardust, Lush 
Life, Bésame mucho, Bye Bye Bla-
ckbird, Tico Tico, hity wspomnia-
nych wcześniej Goodmana i  El-
lingtona. W  klimat wydawnictwa 
świetnie wpasowuje się stylizowa-
na na swingowe lata okładka i zło-
to-czarny ton edycji.
Tak – dla tytułu. Tak – dla strony 
edytorskiej. Tak – dla wykonania. 
Tak – dla zawartości.  Cztery razy 
tak!

Gary Guthman – Salute To Swing!
Soliton, 2018
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Sasha Strunin – Autoportrety
Soliton, 2019

Jazzowy Miron

Nie ukrywam, że do przesłucha-
nia drugiej płyty trzeba mnie było 
długo namawiać. Niechęć wywoły-
wała konieczność spotkania z teks-
tami Mirona Białoszewskiego, któ-
rego twórczość zupełnie do mnie 
nie przemawia i  której od czasów 
szkolnych szczerze nie cierpię. Jed-
nak Sasha Strunin i  jej zespół ku-
pili mnie już pierwszym utworem. 
Wykonali kawał naprawdę dobrej 
roboty, skoro przebrnąłem przez 
Autoportrety do końca i to z niekła-
maną przyjemnością.
Artyści nagrali dziewięć utworów, 
a  strofy Białoszewskiego (za zgo-
dą spadkobierców w  niektórych 
fragmentach nieco zmienione) wy-
brzmiewają do muzyki Gary’ego 
Guthmana. Wokalistce akompa-
niuje trio w  składzie Filip Wojcie-
chowski (fortepian i fender rhodes), 
Paweł Pańta (kontrabas i gitara ba-
sowa) oraz Cezary Konrad. Dodat-
kowo w  charakterze instrumenta-
listy w trzech utworach pojawia się 
Gary Guthman (flugelhorn).
Na szczęście poezja Białoszewskie-
go nie przytłoczyła tej płyty. To za-
sługa świetnych kompozycji oraz 
pozostawienia w  poszczególnych 
nagraniach wystarczającego miej-

sca na instrumentalne popisy tria 
bądź kwartetu. Ale również posta-
ci pierwszoplanowej, czyli Sashy 
Strunin, która firmuje cały pro-
jekt. Charakterystyczny, mocny 
głos i wykonawcza charyzma robią 
ogromne wrażenie.
Warto także – kolejny raz – pochwa-
lić wydawcę, który przyłożył się, ofe-
rując Autoportrety wydane w forma-
cie książeczkowym, na eleganckim 
papierze, z prezentacją tekstów, przy 
których nie zapomniano o  dokład-
nej metryczce – z  datą wydania, ty-
tułem cyklu poetyckiego i  tomu, 
w  jakim się ukazały. Wprawdzie 
z  Białoszewskim pomimo wszystko 
się nie zaprzyjaźniłem, ale poczyna-
nia Sashy Strunin bez wątpienia śle-
dzić będę z ogromną uwagą. �

aF L : w w w . j a z z p r e s s . p l
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„Tego się nie słucha” – w taki nie-
co pogardliwy sposób o wiele bar-
dziej doświadczony kolega sko-
mentował żwawe poczynania 
zespołu punkowego, w  którym 
miałem wątpliwą przyjemność 
(zwłaszcza dla słuchaczy) grać na 
gitarze basowej. Z niejasnych przy-
czyn ta jakże smutna konstata-
cja zapadła mi głęboko w pamięć, 
a  samo to zdanie pobrzmiewało 
w głowie echem w najmniej ocze-
kiwanych momentach. Bardzo po-
dobną rzecz można tak napraw-
dę stwierdzić o muzyce tworzonej 
przez duet Hati. Tyle że o ile w na-
szym przypadku była to w  istocie 
muzyczna obelga, o  tyle w  przy-
padku toruńskiego duetu byłyby 
to najwyższe słowa uznania – mu-
zyki Hati się nie słucha, lecz po-
strzega się ją każdym zakamar-
kiem wyobraźni…
Hati obecnie współtworzą Rafał 
Iwański oraz Rafał Kołacki – mu-
zycy, którym najbliżej do impro-
wizowanej muzyki eksperymen-
talnej, opartej na perkusyjnych 
dźwiękach o  medytacyjno-tran-
sowym zabarwieniu. Ich podej-
ście do muzyki wymaga od nich 
niejako otwartości na współpra-
cę z  innymi twórcami sceny eks-

Improwizacje buduje odbiorca

Jędrzej Janicki 

jedrekjanicki1994@gmail.com

perymentalnej. Przejawem takiej 
przepięknej kooperacji są chociaż-
by płyty: Teruah – nagrana wraz 
z  Jerzym Mazzollem – oraz Avant-
Garde Out Of Poland – wspólnie ze 
Zdzisławem Piernikiem. Zarów-
no Mazzoll, jak i Piernik to muzycy 
zasłużeni dla polskiej sceny awan-
gardowej. Pierwszy z  nich to klar-
necista i kompozytor, który współ-
tworzył ruch yassowy w  Polsce, 
niejako wytyczając ścieżki awan-
gardy okołojazzowej (rozmowa 
z  Jerzym Mazzollem – JazzPRESS 
2/2018). Piernik to tubista, propaga-
tor polskiej muzyki poza granica-
mi kraju.
Teruah jest płytą złożoną z  dwóch 
obszernych kompozycji (Inspira-

Hati & Mazzoll – Teruah
Requiem Records, 2017
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tion i Expiration) podzielonych łącz-
nie na dziesięć krótszych frag-
mentów. Nie na miejscu wydaje 
się tutaj klasyczna nomenklatu-
ra, mówiąca o  „utworach”, „melo-
diach” czy „strukturach”. To efeme-
ryczne trio proponuje słuchaczom 
materiał absolutnie niezwykły. Do-
minują obszary dźwiękowe pełne 
niepokojących szumów, pozornie 
chaotycznych partii instrumentów 
perkusyjnych czy nieokrzesanych 
solówek. Raz na jakiś czas wśród 
tej szalonej mozaiki wyrywa się 
strzęp melodii, by na krótką chwi-
lę zadomowić się w tej fascynującej 
narracji.
Avant-Garde Out Of Poland jest na-
graniem, którego zerwanie z  tra-
dycyjnie rozumianym sposobem 
komponowania jest jeszcze wyraź-
niejsze. Wszechogarniająca gęstwi-
na dźwięków, często mrocznych 
i groźnych, fascynuje i hipnotyzuje. 
Kto wstępuje w świat wykreowany 
przez Hati i Piernika niech przygo-
tuje się na skrajne przeżycia – bar-
dzo wymagające, lecz absolutnie 
niezwykłe. Brak ciągłości i  punk-
tów, na których można dłużej sku-
pić swoją uwagę i  nieco uspoko-
ić skołatane nerwy, powoduje, że 
Avant-Garde Out Of Poland to nie 
lada gratka dla poszukiwaczy arty-
stycznych ekstremalnych wrażeń.
Płyty Teruah oraz Avant-Garde Out 
Of Poland dalece wykraczają poza 
ramy zwykłych nagrań muzycz-
nych. Duetowi Hati (przy pomo-

cy znamienitych gości) udało się 
wyczarować zjawisko, które do tej 
pory wydawało się być osiągalne 
tylko dla twórców literackich czy 
filmowych. Zbudowali oni świat, 
w  którym muzyczna rzeczywi-
stość przemieszana jest z  wyob-
raźnią słuchacza. Zaproponowane 
przez muzyków dźwięki stają się 
tylko kanwą, na której swoje włas-
ne, czasami najdziksze, improwi-
zacje buduje odbiorca. To bardzo 
ciekawy zabieg, w  którym słu-
chacz niejako staje się twórcą tego, 
co odbiera. Niczym w filmach Da-
vida Lyncha, w  muzyce Hati za-
cierają się granice nie tylko na li-
nii twórca – odbiorca, lecz także 
pomiędzy rzeczywistością a  świa-
tem fantazji. Doprawdy, Hati to 
wyjątkowy zespół, a  płyty Teruah 
oraz Avant-Garde Out Of Poland to 
prawdziwe perły i  dzieła sztuki 
najwyższej próby. �

Hati & Zdzisław Piernik – Avant-Garde Out 
Of Poland 
Requiem Records, 2018
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Zbliżający się do osiemdziesiątki Chick Corea try-
ska energią. Bieżący rok przyniósł dwa nowe al-
bumy pianisty, w  tym premierę nowego zespo-
łu muzyka oraz reminiscencje z  koncertowej 
trasy gwiazdorskiego tria z Christianem McBridem 
i Brianem Bladem.

Hiszpańskie serce

Nieco ponad dwa tygodnie po swoich siedemdzie-
siątych ósmych urodzinach Chick Corea zapre-
zentował światu swój najnowszy projekt. Artysta 
powrócił do eksplorowania bliskich mu tradycji 
hiszpańskich i latynoskich. Album Antidote nagra-
ny został z muzykami z Hiszpanii, Kuby, Wenezue-
li i Stanów Zjednoczonych, tworzącymi nowy oktet 
Corei The Spanish Heart Band.
W  sesji nagraniowej wzięli udział: wirtuoz gitary 
flamenco Niño Josele, grający na saksofonach i fle-
cie Jorge Pardo (obaj współpracowali swego czasu 
z Paco de Lucíą), basista Carlitos Del Puerto, perku-
sjonista Luisito Quintero (ta dwójka grała już z  li-
derem na płycie Chinese Butterfly – nasza recenzja 
w  JazzPRESSie 4/2018), trębacz Michael Rodriguez, 
puzonista Steve Davis oraz perkusista Marcus Gil-
more (wnuk Roya Haynesa). Skład zespołu uzupeł-
nia tancerz flamenco Nino de los Reyes. Na albu-
mie pojawiła się również trójka wokalistów: Rubén 
Blades, Gayle Moran Corea oraz Maria Bianca.
Wśród jedenastu utworów znajdziemy tytuły zna-
ne z  wydanych przed czterema dekadami dwóch 
albumów Chicka Corei – My Spanish Heart i Touch-
stone. Są więc jedne z największych hitów muzyka: 

Nie ma mowy o odcinaniu kuponów

Krzysztof Komorek 

donos@wp.eu

Armando’s Rhumba, Duende oraz 
podzielony na dwie części Yellow 
Nimbus. Ten ostatni stanowi rów-
nież jedno z  odniesień do dawnej 
współpracy Corei z  Paco de Lucíą. 
Zmarły przed pięciu laty gitarzy-
sta jest także autorem Zyrab, za-
mieszczonego tu utworu poświęco-
nego perskiemu poecie z IX wieku, 
który wprowadził na hiszpański 
dwór lutnię. Na Antidote znala-
zło się miejsce także dla Desafina-
do Jobima, śpiewanego przez wspo-
mnianą już Marię Biancę, oraz Pas 
De Deux Igora Strawińskiego z jego 
baletu Pocałunek wieszczki, tutaj 
zagranego przez Coreę solo, jako 
wstęp do finałowego Admiration.  

Chick Corea & The Spanish Heart Band  
– Antidote
Concord Records, 2019
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Z  kolei utwór tytułowy, który al-
bum zaczyna, przygotowany został 
specjalnie dla Rubéna Bladesa.
„Chłonę to, co mnie otacza. Wokół 
pełno jest pomysłów, które łączę 
potem w  muzyce” – tak wypowia-
da się o opisywanym tu wydawni-
ctwie Chick Corea. Zamiłowanie 
do czerpania z  hiszpańsko-laty-
noskich rejonów jest w przypadku 
pianisty znane, a efekty tych inspi-
racji zawsze wzbudzają aplauz sze-
rokiej publiczności. Tak zapewne 
będzie i w przypadku Antidote, któ-
ra zachwyca dialogami trąbki Ro-
drigueza i puzonu Davisa, duetami 
perkusjonaliów Quintero i  tańczą-
cych stóp Reyesa, czy też samego 
fortepianu lidera i gitary Josele.

Trylogii tom drugi

Pięć lat temu ukazało się trzypły-
towe wydawnictwo dokumentują-
ce światową trasę tria Chick Corea 

/ Christian McBride / Brian Bla-
de (o  płycie pisałem w  JazzPRESS 
5/2015). Album odniósł znaczący 
sukces, wliczając w to opinie kryty-
ki oraz dwie nagrody Grammy. Nic 
więc dziwnego, że trio powróciło na 
trasę koncertową w roku 2016. Obec-
nie możemy cieszyć się – dwupłyto-
wym tym razem – zbiorem nagrań, 
który dokumentuje tamte koncerty.
Niemal dwie godziny muzyki, dwu-
nastka utworów nagranych podczas 
światowego tournée i  wybranych 
przez Chicka Coreę. Tytuły z  Wiel-
kiego śpiewnika amerykańskiego, 
utwory mistrzów, z  którymi pia-
nista współpracował, kompozycje 
własne. Znakomita jakość nagrania 
i  przede wszystkim kapitalne wy-
konania powodują, że słuchacz ma 
wrażenie obcowania z  ciągłą reje-
stracją konkretnego występu.
Album zaczyna się długim solo-
wym wstępem fortepianu z  zare-
jestrowanego w  Bolonii standar-
du How Deep Is The Ocean?, jednego 
z  dwóch nagrań, które pojawiły 
się także na pierwszym wydawni-
ctwie tria. Na pierwszej płycie zna-
lazły się jeszcze dwa utwory Corei 
z czasów Return to Forever: 500 Mi-
les High i legendarna La Fiesta. Oba 
przedzielone Monkowskimi Crepu-
scule With Nellie i Work oraz prze-
pięknym, lirycznym But Beautiful.
Drugą płytę rozpoczyna Eiderdown 
Steve’a  Swallowa z  kapitalnym so-
lem perkusji. Następnie kolejno mo-
żemy wysłuchać All Blues Milesa 

Chick Corea / Christian McBride / Brian Blade 
– Trilogy 2
Concord Records, 2019
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Davisa, Past Paradise Steviego Wondera, Serenity Joe-
go Hendersona oraz Lotus Blossom Kenny’ego Dor-
hama – dwa ostatnie będące echem dawnych wystę-
pów Corei z kwartetem prowadzonym właśnie przez 
obu wcześniej wymienionych muzyków. Pośród 
piątki cudzych nagrań znalazło się miejsce dla Now 
He Sings, Now He Sobs, wziętego z pierwszej w karie-
rze Corei płyty nagranej w triu (z Miroslavem Vito-
ušem i Royem Haynesem).
Trilogy 2 stanowić może wzorzec jazzowego forte-
pianowego tria. Druga odsłona trylogii przebija – 

niezłą przecież – inauguracyjną 
płytę i  wzmaga apetyt na kon-
tynuację. Takiego jazzu nigdy za 
wiele. Chick Corea nie zaniedbu-
je swoich fanów, regularnie pod-
rzucając im kolejne, niezmiennie 
znakomite albumy. Nie ma mowy 
o  odcinaniu kuponów od sławy. 
Świetna forma – życiowa i  arty-
styczna. Ta muzyka budzi podziw 
i nutkę zazdrości. �

Pasmo LIVE   
(piątki, godz. 20.00)
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Czasy, gdy wieloosobowe skła-
dy dominowały w  głównym nur-
cie jazzu, należą już do historii. 
Historii pięknej, acz – co można 
stwierdzić z  niemal stuprocen-
tową pewnością – nieodwołalnie 
minionej. Obecnie utrzymywa-
nie dużych orkiestr jest trudne, 
zarówno z  ekonomicznego, jak 
i  z  logistycznego punktu widze-
nia. Wciąż funkcjonuje jednak 
przynajmniej kilka składów, które 
(nawet w  mainstreamie) działają 
w rozbudowanych konfiguracjach 
personalno-instrumentalnych. 
Niniejszy tekst poświęcony jest 
trzem tegorocznym albumom tych 
nieco większych zespołów, którym 
zdecydowanie bliżej do ekspery-
mentalnych odmian jazzu, co wię-
cej, każdy z  nich doczekał się już 
zasłużonego uznania.

Angles 9 – Beyond Us

Skandynawia jest chyba szczegól-
nie urodzajnym zakątkiem globu, 
jeśli idzie o  powstawanie i  funk-
cjonowanie dużych formacji. 
W  większości są to zespoły spo-
za głównego nurtu i właśnie takie 
grupy zaproponowały nam w tym 

Trzy sposoby na orkiestrę

Rafał Zbrzeski 

zbrzeski@radiokrakow.pl 

Autor jest dziennikarzem Radia Kraków.

roku swoje krążki. Pierwszą z nich 
jest Angles 9. Zespół o ugruntowa-
nej już pozycji, od początku wyda-
jący swoje płyty w  lizbońskim la-
belu Clean Feed. Nie inaczej jest 
w przypadku ósmego albumu gru-
py (jeśli brać pod uwagę wszystkie 
wariacje składów prowadzonych 
przez Martina Küchena) zatytuło-
wanego Beyond Us. Podobnie jak 
większość płytowego dorobku for-
macji – i  ten krążek zawiera na-
grania koncertowe. Tym razem 
dokonano ich w Holandii, w sierp-
niu 2018 roku, podczas Zomer Jazz 
Fiets Tour. Na prezentowany ma-
teriał składają się trzy wspólne 

Angles 9 – Beyond Us
Clean Feed, 2019
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kompozycje synów lidera – Isaka i Lea Küchenów 
oraz dwa utwory Martina.
Jeśli ktoś miał już wcześniej okazję zetknąć się 
z  muzyką Angles 9, nie będzie specjalnie zasko-
czony, za to powinien poczuć się w  pełni usatys-
fakcjonowany. Po raz kolejny Skandynawowie 
uraczyli nas solidnym albumem zawierającym 
wszystkie elementy, które przyniosły grupie uzna-
nie. Choć muzyka zespołu od początku pozosta-
wała w  bliskiej relacji z  free jazzem, równocześ-
nie zakorzeniona była w  tradycji bopu. Tą drogą 
zespół pewnie podąża od lat, zapewne wycho-
dząc z założenia, że nie ma co poprawiać i mieszać 
w przepisie, który świetnie się sprawdza.
Na Beyond Us mamy więc groove’owe partie in-
strumentów dętych splecione z  solidną, moto-
ryczną pracą sekcji rytmicznej, solówki poprowa-
dzone zdecydowanie w duchu freejazzowym oraz 
partie wyraźnie zabarwione muzyką etniczną – 
czy to z Półwyspu Iberyjskiego, czy z Afryki. Cało-
kształtu dopełniają niezawodny wibrafon Mattia-
sa Ståhla i fortepian Alexandra Zethsona.
Stonowaną, ale przykuwającą uwagę partią forte-
pianu rozpoczyna się drugi na płycie utwór U(n)
happiez marriages – to prawdziwy popis pianisty. 
W  tej samej kompozycji bardzo ładnym solem 
kontrabasu raczy nas Johan Berthling, a  Magnus 
Broo i  Goran Kajfes w  partiach trąbki i  kornetu 
odsyłają nas gdzieś do tradycji klubowego jazzu 
z  lat pięćdziesiątych i  sześćdziesiątych XX wie-
ku. Jednym z  najmocniejszych punktów albumu 
jest kolejny utwór – Samar & the Egyptian Winter. 
Utrzymany w  niespiesznym, prawie balladowym 
tempie, z  rozedrganą, nerwową introdukcją lide-
ra i  potężnym, nabrzmiałym od emocji finałem. 
Drugim z moich faworytów jest dynamiczny ostat-
ni na płycie utwór Mali z kapitalnymi improwiza-
cjami osadzonymi w powtarzalnej, groove’owo-ta-
necznej strukturze.

Beyond Us to kolejna mocna, rów-
na i z pewnością warta uwagi po-
zycja w  dyskografii Angles 9. Ze-
społu, którego sekcja rytmiczna 
Berthling-Werliin stanowi rów-
nież podporę kolejnej wieloosobo-
wej formacji, która wydała w tym 
roku płytę, a  kilku innych mu-
zyków Angles 9 przewinęło się, 
w nie tak bardzo odległej przeszło-
ści, przez jej skład.

Fire! Orchestra – Arrival

Lekkiego zdziwienia mogą do-
świadczyć miłośnicy dotychczaso-
wej twórczości również pochodzą-
cego ze Skandynawii kolektywu 
Fire! Orchestra. Tegoroczny al-
bum noszący tytuł Arrival rozpo-
czyna się niczym płyta ansamblu 
wykonującego współczesną kame-
ralistykę, co zwiastuje lekką zmia-
nę, jaka zaszła w dotychczasowym 
kursie artystycznym zespołu. 
Ruch słuszny, jeśli wziąć pod uwa-
gę, że na poprzednim, wydanym 
w  2016 roku krążku grupy, zaty-
tułowanym Ritual, pomimo całej 
mocy aparatu wykonawczego czuć 
było symptomy wyczerpywania 
się dotychczasowej formuły.
By odświeżyć nieco muzykę zespo-
łu, Mats Gustafsson, Johan Bert-
hling, Andreas Werliin i  Mariam 
Wallentin, czyli trzon Fire! Orche-
stra, zdecydowali się na kilka po-
sunięć. Pierwszym z nich, od razu 
dającym się zauważyć, jest właś-
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nie dołączenie sekcji smyczko-
wej, drugim – zmniejszenie liczeb-
ności zespołu, trzeci to znacznie 
większy udział partii wokal-
nych i  wreszcie czwarty – po raz 
pierwszy w  swojej historii orkie-
stra sięgnęła po cudze utwory, i to 
kompozycje dość odległe od jazzo-
wej tradycji.
Pomimo początkowych obaw co 
do kierunku obranego przez gru-
pę w  momencie premiery płyty 
byłem już nieco uspokojony, ma-
jąc za sobą koncertową konfron-
tację z  materiałem, który znalazł 
się na Arrival. Choć na żywo dało 
się wyczuć pewne braki, zostały 
one zniwelowane lub wyelimino-
wane podczas sesji nagraniowej 
w  sztokholmskim Atlantis Stu-
dio. Z  całą pewnością nowy krą-
żek Skandynawów jest w  odbio-
rze dużo lżejszy niż poprzednie 
produkcje. Mniej tu krautrocko-
wych naleciałości i  hałaśliwych, 
agresywnych improwizacji, choć 
w kilku momentach pojawiają się 
i one, nie dominując jednak na al-
bumie.
Duże wrażenie robią, wykonywa-
ne często wspólnie, partie wokal-
ne Mariam Wallentin i Sofii Jern-
berg. Panie potrafią wykorzystać 
pokaźny wachlarz technik, by 
zbudować niesamowity nastrój, 
oscylując pomiędzy urzekający-
mi, psychodelicznymi melodia-
mi a  zacięciem eksperymental-
nym. Cichym bohaterem albumu 

jest klarnecista Christer Bothén – 
rzadko wysuwający się na pierw-
szy plan, ale genialny w  swojej 
roli. To właśnie tego typu kontra-
sty sprawiają, że Arrival słucha się 
wyśmienicie i  pomimo z  pozoru 
łagodniejszego w  porównaniu do 
poprzednich produkcji wydźwię-
ku całości gdzieś pod powierzch-
nią tej muzyki czai się charak-
terystyczny nerw, którym Fire! 
Orchestra urzekała na poprzed-
nich krążkach.

Alister Spence & Satoko Fujii 
Orchestra Kobe – Imagine 
Meeting You Here

Niedawno na łamach JazzPRES-
Su (1/2019) ukazał się obszerny 
tekst o  płytach wydanych przy 
okazji świętowanej w  ubiegłym 
roku sześćdziesiątej rocznicy uro-
dzin znakomitej pianistki, kom-
pozytorki i  liderki Satoko Fujii. 

Fire! Orchestra – Arrival
Rune Grammofon, 2019
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Na dwóch z opisywanych wtedy albumów Japon-
ka połączyła siły z  australijskim klawiszowcem, 
producentem i  specjalistą od elektroniki Aliste-
rem Spencem. Po albumach nagranych w  duecie 
i  kwartecie współpraca tej dwójki zaowocowała 
większym przedsięwzięciem. Album Imagine Me-
eting You Here zawiera muzykę skomponowaną 
przez Australijczyka i wykonaną przez jedną z kil-
ku orkiestr dowodzonych przez Fujii, która tym 
razem jedynie zasiadła przy fortepianie, dyrygen-
turę oddając Spence’owi.
Orkiestra Satoko Fujii, w wariancie z Kobe, zdomi-
nowana jest przez instrumenty dęte, co istotnie 
wpłynęło na brzmienie albumu. Prócz zasiadają-
cej przy fortepianie liderki, sekcji trąbek, saksofo-
nów i puzonów, w składzie zespołu słyszymy tak-
że gitarę oraz bas i  perkusję. W  sumie big-band 
tworzy piętnastu muzyków, w  większości pocho-
dzących z  Japonii – z  jednym wyjątkiem – osiad-
łym w Osace amerykańskim trębaczem Jamesem 
Barrettem.
W świetle poprzednich wspólnych albumów Fu-
jii i  Spence’a  Imagine Meeting You Here jawi się 
nieco zaskakująco. Zdawać by się mogło, że ar-
tyści w  swojej współpracy preferują okraszone 
elektroniką sytuacje kameralne, tymczasem pły-
ta nie dość, że nagrana została przy udziale licz-
nego, akustycznego zespołu, to dodatkowo przy-
brała formę obszernej, na wpół improwizowanej 
suity.
Imponujące są konsekwencja i wyważenie w kon-
struowaniu i  prowadzeniu napięcia i  dramatur-
gii w tak rozbudowanej formie. I to zarówno przez 
Spence’a, jako twórcy całości, jak i przez orkiestrę 

Fujii jako wykonawców. Od orien-
talnej, utrzymanej w  miarowym 
rytmie introdukcji poprzez ma-
nifestację potęgi brzmienia ze-
społu w  postaci granych unisono 
riffów po partie mocno dysonan-
sowe i zaskakujące improwizacje. 
W muzyce z  Imagine Meeting You 
Here dzieje się ogromnie dużo, ale 
wszystko trzyma się nakreślone-
go przez Spence’a  szkicu, w  któ-
rym oczywiście przewidział on 
dużo swobody dla wykonawców. 
Dzięki temu powstał bardzo in-
trygujący album na styku tego, co 
skomponowane, i  tego, co zaim-
prowizowane. Ale jak już kiedyś 
napisałem – nazwisko Fujii, jak 
niewiele innych we współczes-
nym jazzie, jest gwarancją naj-
wyższej jakości. �

Alister Spence & Satoko Fujii Orchestra Kobe 
– Imagine Meeting You Here
Alister Spence Music, 2019

https://open.spotify.com/playlist/0iWXbvnFymaScyT48w3Mhf?si=_y8QeQKQQ4yDwiXRyy1jcA
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Którzy z wykonawców bądź które z płyt Blue No
te Records były dla pana najważniejsze, jeszcze za
nim stanął pan na czele tej wytwórni?

Zawsze byłem wielkim fanem albumów z połowy 
lat sześćdziesiątych. Może dlatego, że to był mój 
punkt wyjścia. W 1966 roku miałem 14 lat, kiedy 
kupiłem swoją pierwszą płytę Blue Note – Mode 
For Joe autorstwa Joe Hendersona. Niedługo po-
tem natrafiłem na Maiden Voyage Herbiego Han-
cocka, Speak No Evil Wayne’a  Shortera, Free For 

All Arta Blakeya, Ornette Coleman 
Trio At The Golden Circle, Cornbre-
ad Lee Morgana, Out to Lunch Eri-
ca Dolphy’ego, Unity Larry’ego Yo-
unga złapałem bakcyla na całe 
życie! Ta muzyka wciąż do mnie 
przemawia.

Czy zmieniło się pana spojrzenie 
na dorobek wytwórni po objęciu 
stanowiska jej szefa?

W poszukiwaniu  
autentycznej muzyki
Z szefem Blue Note Records rozmawia Maurycy Monero
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Krótko po podjęciu pracy zaskoczy-
ło mnie, na jak wielką skalę działał 
tu podczas swojej ery Bruce Lund-
vall (kierował firmą przed Donem 
Wasem, przez prawie 30 lat – przyp. 
red.). Jason Moran, John Scofield, 
Cassandra Wilson, Joe Lovano, Me-
deski Martin & Wood, Greg Osby, 
Stefon Harris, Bill Charlap… – to po-
tężna skarbnica wspaniałej muzy-
ki z lat osiemdziesiątych, dziewięć-
dziesiątych i początku XXI wieku.

Czy pogodzenie ogromnego, hi
storycznego dorobku z  wartoś
ciowymi nowościami, wartymi 
włączenia do waszego katalogu, 
jest jednym z  głównych wyzwań, 
z którymi się obecnie mierzycie?

Naprawdę nie podchodzę do tego 
w  ten sposób – postrzegam to ra-
czej jako kontynuację estetyki Blue 
Note. Jeśli istnieje jakaś nadrzędna 
charakterystyka opisująca 80-let-
nią działalność Blue Note Recor-
ds, to taka, że w każdej epoce na po-
kładzie mieliśmy muzyków, którzy 
przyswoili fundamentalne cechy 
tej muzyki, która poprzedzała ich 
twórczość, a następnie wykorzysta-
li tę wiedzę, aby poszerzyć muzycz-
ne horyzonty i stworzyć coś nowego. 
Od Theloniousa Monka po Roberta 
Glaspera – o to nam właśnie chodzi.

W  jakich muzycznych rejonach 
poszukujecie obecnie nowych im
pulsów do rozwoju?

Tak naprawdę nie szukamy trendów ani impulsów, 
szukamy artystów, którzy mają jakąś interesującą 
historię do opowiedzenia i dar, by wejrzeć głęboko 
w siebie i być w stanie przekazać tę historię słucha-
czom w nietuzinkowy sposób.

A  co pan sądzi o  zmieszczeniu pod szyldem Blue 
Note Records także wykonawców rockowych i in
nych gatunków, również tych powszechnie uwa
żanych za odległe od jazzu?

Nasi założyciele w  napisanym w  1939 roku manife-
ście określili cel, jakim było poszukiwanie autentycz-
nej muzyki oraz zapewnienie bezkompromisowej 
wolności artystycznej naszym artystom. Nie ogląda-
li się na takie czy inne brzmienie gitary, tonacje, ska-
le czy poszczególne rytmy… Według mnie Wayne 
Shorter i Van Morrison podchodzą do sprawy z rów-
nie głębokim sercem i zaangażowaniem, robiąc swo-
je. Obaj mają swoje miejsce w dziedzictwie Blue Note.

Czy jest szansa, że w katalogu Blue Note znów po
jawi się polski wykonawca?

Pewnie, że chcielibyśmy podpisać kontrakt z  pol-
skim artystą! Kogo możecie zarekomendować? �

Współpraca: Piotr Gruchała
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Gdybym miał zawęzić historię wy-
twórni Blue Note do jednego tylko 
hasła, co oczywiście jest właściwie 
niemożliwe, to brzmiałoby ono: 
Jazz Messengers. Chodzi o  swoi-
stą muzyczną filozofię i  stylistykę. 
A  jest ona niewątpliwie „czarna” 
i  zawiera wszystkie te elementy, 
które kojarzą się od razu ze złotą 
erą hard bopu. To muzyka pozba-
wiona wszelkich manieryzmów – 
charakterystycznych zwłaszcza dla 
białych muzyków (cool, trzeci nurt 
itd…) za to niezwykle intensyw-
na rytmicznie. Przywodzi na myśl 
charakterystyczne określenia: fun-
ky, blues i soul. Bo najcenniejszym 
wkładem Blue Note w kulturę, nie 
tylko amerykańską, ale i  świato-
wą, wydaje się fakt, że doceniła ona 
i w pełni ukazała rzeczywistą rolę 

Blue Note – The Finest In Jazz Since 1939

Jarosław Czaja 

jarczaja@poczta.onet.pl

czarnych muzyków w  powstawa-
niu i rozwoju jazzu – rozumianego 
jako sztuka, a nie tylko rozrywka.
Jest to o  tyle ważne, że Ameryka 
długo miała trudności z uznaniem 
muzyki bluesowej i  jazzowej za 
sztukę, gdyż zaliczała te gatunki do 
muzyki ludowej, niejako z definicji 
niestawiającej sobie celów wyłącz-
nie estetycznych. Tymczasem dwaj 
założyciele Blue Note – niemiec-
cy emigranci żydowskiego pocho-
dzenia Alfred Lion i  Frank Wolff 
– zetknęli się z  jazzem w  Europie 
w latach dwudziestych. Ich reakcja 
była znamienna i  bardzo podob-
na do tej, kiedy dziesięciolecia póź-
niej w Anglii Keith Richards usły-
szał chicagowskiego bluesa. Nie 
wiedzieli za bardzo, co to za muzy-
ka, ale zdawali sobie sprawę, że po-

mailto: jarczaja@poczta.onet.pl
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ruszyła ich do głębi. Lion i  Wolff, 
ale także Richards, który świetnie 
to opisał w swojej autobiografii, za-
infekowani zostali „wirusem”, któ-
ry nazywał się blue note, czyli blu-
esowa nuta.
Nie zdawali sobie wówczas sprawy, 
że w Ameryce ta, jak ją pogardliwie 
nazywano, „race music” w zasadzie 
nie istnieje w  przestrzeni publicz-
nej, zepchnięta do rasowych gett. 
Nawet wytrawni melomani mo-
gli nie wiedzieć o  istnieniu takich 
artystów jak Duke Ellington, bo 
prawdziwymi gwiazdami swin-
gu byli Glenn Miller i Woody Her-
man – grający jazz wygładzony, ale 
za to akceptowany przez establish-
ment i  białą część społeczeństwa. 
Owszem, gwiazdą był także Louis 
Armstrong, ale istnieją przecież 
przekazy mówiące o tym, że muzy-
cy z zespołu trębacza przed wystę-
pem pudrowali sobie twarze, aby 
zbyt ciemnym kolorem skóry nie 
drażnić odbiorców.

Złamanie bariery psychologicznej

Taki był obraz sytuacji, kiedy Alfred Lion w  1938 
roku osiedlił się w  USA. W  grudniu tego roku 
wybrał się na słynny koncert pianistów Alber-
ta Ammonsa i  Meade Lux Lewisa odbywają-
cy się w  Carnegie Hall. Wtedy wpadł na pomysł, 
aby sfinansować obu artystom sesję nagranio-
wą. W styczniu 1939 roku zaprosił ich do nowojor-
skiego studia. I tutaj miały miejsce dwa preceden-
sy, z pozoru drobne, ale ważne z punktu widzenia 
późniejszej historii. Po pierwsze Lion potraktował 
muzyków w sposób szczególny i raczej mało spo-
tykany w  „białym” show businessie, czyli z  wiel-
kim szacunkiem i uznaniem. Zapewnił im nawet 
ich ulubione napoje. Nic dziwnego, że dali z  sie-
bie wszystko. A  po drugie wytłoczył około 50 eg-
zemplarzy płyt na 78 obrotów na krążkach 12-ca-
lowych – w formacie zarezerwowanym dotąd dla 
muzyki klasycznej.
W ten sposób przełamał pewną psychologiczną ba-
rierę w  kwestii uznania muzyki jazzowej za peł-
noprawną sztukę. Owe pierwsze płyty miały już 
logo Blue Note, ale w kolorze czarnym i różowym. 
A  sama nazwa nie była oczywiście przypadkowa, 
bo „blue note” to – wedle encyklopedii – trzeci, piąty 
lub siódmy stopień skali bluesowej, powstały w wy-
niku obniżenia o  pół tonu odpowiednich stop-
ni skali majorowej. Inaczej mówiąc, są to tak zwa-
ne osobliwości tonalne bluesa, z którymi długo nie 
mogli sobie poradzić biali muzycy.
Alfred Lion nie porzucił jeszcze pracy na etacie, ale 
ponieważ zaczęły pojawiać się pierwsze zamówie-
nia i entuzjastyczne recenzje, postanowił kontynu-
ować swoją hobbistyczną działalność w przemyśle 
muzycznym. W maju 1939 roku pojawiła się pierw-
sza broszurka wytwórni, zawierająca deklarację, 
której Lion pozostał wierny przez wszystkie póź-
niejsze lata. Warto ją zacytować: „Wytwórnia Blue 
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Note została powołana po to, by służyć bezkom-
promisowym formom ekspresji hot jazzu i ogólnie 
mówiąc swingu. Jakikolwiek konkretny styl gry, 
prezentujący autentyczny muzyczny feeling, jest 
ekspresją autentyczną. Z natury swojej posiada ona 
swoją własną tradycję, artystyczne kryteria i  swo-
ją publiczność. Hot jazz jest zatem formą ekspresji 
i porozumienia, muzyczną i społeczną manifesta-
cją, a wytwórnia Blue Note stawia sobie za cel roz-
poznanie tego impulsu, pomijając w  swej działal-
ności względy sensacyjne i komercyjne”.

Nocne sesje

Następne sesje nagraniowe – grupy Port of Harlem 
Jazzmen z  Sidneyem Bechetem, Lion organizował 
w środku nocy, co było wówczas ewenementem. Mu-
zycy kończyli wtedy swoje występy w klubach i byli 
odpowiednio „rozgrzani”. Bechet nagrał wówczas 

swoją słynną interpretację Summer-
time na saksofonie sopranowym.
Pod koniec roku 1939 w  Ameryce 
pojawił się wreszcie Francis Wolff, 
przyjaciel Liona z  dzieciństwa. 
Znalazł pracę w  studiu fotogra-
ficznym, a  po godzinach pomagał 
Alfredowi przy sesjach nagranio-
wych, przy okazji uwieczniając 
je na kliszy. Wtedy już mówiono 
w  środowisku, że obaj nagrywa-
ją tylko to, co lubią. Trwała wojna, 
więc w  okresie, kiedy akurat ro-
dził się bebop, Alferd Lion znalazł 
się w  wojsku i  Blue Note na kilka 
lat zawiesiło swoją działalność. Ale 
w 1944 roku wytwórnia zarejestro-
wała pierwszą sesję saksofonisty 
Ike’a  Quebeca, która zaowocowała 
wielką przyjaźnią artysty z Lionem 
i Wolffem.
To Ike wprowadził ich w  herme-
tyczne wówczas środowisko boper-
sów i  poznał z  takimi artystami 
jak Bud Powell, Thelonious Monk 
i  Tadd Dameron. Za nimi pojawi-
li się następni: Fats Navarro, Art 
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Blakey, James Moody czy Howard 
McGhee. Szefowie Blue Note byli 
szczególnie zafascynowani Mon-
kiem i mimo tego, że płyty pianisty 
prawie w ogóle się nie sprzedawały, 
nagrywali jego muzykę od 1947 do 
1952 roku.
Pod koniec 1953 roku Lion poznał 
pewnego okulistę, który dla włas-
nej przyjemności zbudował w swo-
im domu w Hackensack studio na-
graniowe i  po godzinach „bawił 
się” w inżyniera dźwięku. Nazywał 
się Rudy Van Gelder. Alfed z miej-
sca odkrył w nim pokrewną duszę 
i odtąd Rudy stał się głównym rea-
lizatorem dźwięku na płytach Blue 
Note. I  mimo że pracował równo-
cześnie dla wielu innych wytwór-
ni, to we wszystkich wywiadach, aż 
do swojej śmierci w 2016 roku, przy-
znawał, że to Alfred tak naprawdę 
wszystkiego go nauczył: „Było zdu-
miewające, co słyszał i w jaki spo-
sób egzekwował to ode mnie”.
Z  kolei w  połowie lat pięćdziesią-
tych Francis Wolff poznał artystę 

grafika, który nazywał się Red Miles. Szybko zna-
leźli wspólny język i od tej pory Miles projektował 
wszystkie okładki Blue Note, wykorzystując foto-
grafie Franka. I tu ważna kwestia. Bo Blue Note to 
nie tylko muzyka, ale i cała wyrafinowana ikono-
grafika. Okładki tej wytwórni były natychmiast 
rozpoznawalne i mimo że różniły się od siebie, za-
chowywały wyraźny, odrębny styl. Miles wymyślał 
przedziwne kroje czcionek i układy kompozycyjne, 
a tajemnicze – robione z użyciem lampy błyskowej 
fotografie Wolffa doskonale wprowadzały w  na-
strój muzyki. Warto wspomnieć, że swoje trzy gro-
sze dołożył jeszcze słynny artysta Andy Warhol, bo 
jego rysunki zdobią okładki albumów Kenny’ego 
Burrella i  Johnny’ego Griffina. Obawiam się tylko, 
że dzisiejsi słuchacze, skoncentrowani na cyfro-
wych plikach, mogą tej całej graficznej otoczki na-
wet nie zauważyć.

Najważniejsi muzycy

W  połowie lat pięćdziesiątych Blue Note kreowa-
ła już nowe style w  jazzie. Po pierwsze dzięki Lio-
nowi i  Wolffowi powstała supergrupa założona 
przez pianistę Horace’a  Silvera i  perkusistę Arta 
Blakey’a pod nazwą Jazz Messengers. Formacja gra-
ła modern jazz oparty na języku bebopu, ale bez 
wirtuozowskich popisów, za to z  silnymi elemen-
tami bluesa i gospel. Tak powstał styl najsilniej ko-
jarzony z  marką Blue Note – zwany hard bopem. 
Można by na podstawie nazwisk muzyków, którzy 
na przestrzeni kilku następnych dekad przewinęli 
się przez skład Messengersów, napisać niezłą histo-
rię jazzu.
Wtedy też Alfred Lion „wynalazł” Jimmy’ego 
Smitha, czyli wprowadził w  jazzie modę na in-
strument do tej pory prawie w  nim nieobecny – 
organy Hammonda. Wkrótce potem hammon-
dzistów było już wielu: Big John Patton, Freddie 
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Roach, Larry Young, Lonnie Smith i  Baby Face 
Willette.
Jeśli spojrzeć na płyty firmowane błękitną nutką 
kompleksowo, widać, że wytwórnia już od połowy 
lat pięćdziesiątych miała zgromadzoną wokół sie-
bie „stajnię” muzyków, którzy zmieniali się mię-
dzy sobą tylko rolami sidemanów i  liderów. Byli 
to między innymi saksofoniści: Lou Donaldson, 
Hank Mobley, Tina Brooks, Stanley Turrentine, Joe 
Henderson, trębacze: Clifford Brown, Donald Byrd, 
Kenny Dorham, Lee Morgan, Freddie Hubbard, pia-
niści: Horace Silver, Wynton Kelly, Kenny Drew, 
Sonny Clark, Horace Parlan, gitarzyści: Kenny Bur-
rell, Grant Green, basiści: Paul Chambers, Sam Jo-
nes, Wilbur Ware i perkusiści: Art Blakey, Elvin Jo-
nes i Philly Joe Jones.
Kluczem do sukcesu Blue Note było to, że Alfred 
i Frank kochali jazz i uwielbiali przebywać wśród 
muzyków. Przyjaźnili się z  nimi, zapewniali im 
komfortowe warunki pracy, dostarczali ulubio-
ne jedzenie i picie. No i najważniejsze: płacili im 
nie tylko za same sesje nagraniowe, ale i za dwa, 
lub trzy dni prób! Tego nie robiła wówczas żad-
na wytwórnia płytowa. Owszem, coś za coś, bo 
Alfred upierał się, aby artyści na każde nowe na-
granie przynosili ze sobą nowe kompozycje. To ko-
lejny element odróżniający Blue Note od konku-
rencji, czyli podobnych niezależnych wytwórni, 
zwłaszcza Prestige. Tam grało się zwykle standar-
dy, tutaj w większości oryginalne tematy, których 
nikt jeszcze przed wypuszczeniem płyty nie sły-
szał. A  jeśli jakiś standard się pojawiał, to raczej 
ten mniej znany.
Rację mają ci, którzy uważają, że magię Blue Note 
najlepiej widać wtedy, kiedy porówna się na-
grania niektórych artystów dokonane przez 
nich dla innych wytwórni. Dobrym przykła-
dem jest tutaj sztandarowa płyta Blue Train Johna 
Coltrane’a  z  1957 roku. Coltrane, który był związa-

ny kontraktem z Prestige, zrealizo-
wał „gościnnie” jedną zaledwie se-
sję dla Blue Note, ale przebiła ona 
wszystko, co do tej pory nagrał jako 
lider, i wyniosła go na sam szczyt. 
Podobnie rzecz się miała z tenorzy-
stą Dexterem Gordonem czy alcistą 
Jackiem McLeanem, którzy dopie-
ro pod skrzydłami Liona i  Wolf-
fa na przełomie lat pięćdziesiątych 
i sześćdziesiątych w pełni rozwinę-
li skrzydła.
A  na dokładkę weźmy jeszcze al-
cistę Cannonballa Adderleya. Zre-
alizował dla Blue Note, podobnie 
jak jego kolega z  zespołu Milesa 
Davisa, tylko jedną płytę, ale ona 
również z  miejsca zyskała mia-
no arcydzieła. Chodzi oczywi-
ście o  Somethin’ Else z  1958 roku. 
A  skoro mowa o  Milesie, to war-
to przypomnieć, że przecież wszy-
scy członkowie jego nowego kwin-
tetu z  lat sześćdziesiątych: Herbie 
Hancock, Wayne Shorter, Ron Car-
ter i Tony Williams zaczynali swo-
je kariery w Blue Note i  tutaj zre-
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alizowali swoje najgłośniejsze 
projekty. Wymieńmy chociażby 
Empyrean Isles Hancocka czy Ju Ju 
i Speak No Evil Shortera. Warto też 
wspomnieć, że Lion nie stronił by-
najmniej od awangardy, a dla jego 
wytwórni nagrywali koryfeusze 
ruchu free, tacy jak Eric Dolphy 
i Ornette Coleman.

Upadek i odrodzenie

Paradoksalnie wytwórnia Blue 
Note stała się ofiarą swojego nie-
oczekiwanego sukcesu. W  poło-
wie lat sześćdziesiątych ukaza-
ły się dwa krążki, które odniosły 
wielki komercyjny sukces i  kon-
kurowały na listach bestsellerów 
z  przebojami muzyki pop. Były 
to: The Sidewinder Lee Morgana 
i  Song For My Father Horace’a  Sil-
vera. Powodzenie tych płyt spowo-
dowało presję ze strony dystrybu-
torów, by wytwórnia dostarczała 
więcej muzyki tego rodzaju, a kie-
dy ich zdaniem to nie następowa-

ło, wstrzymywali wypłaty należnych pieniędzy.
Blue Note utraciła nagle płynność finansową. 
Kiedy nadarzyła się okazja, Lion i  Wolff sprzeda-
li „nutkę” w 1966 roku Liberty Records. Alfred po-
został na stanowisku jeszcze rok, po czym się wy-
cofał (zmarł w  1987 roku). Frank pracował nadal 
aż do swojej śmierci w 1971 roku. Blue Note ciągle 
funkcjonowała, ale pod zarządem Liberty nagry-
wała głównie modne fusion. Większość muzyków 
odeszła do innych wytwórni. Ze starej gwardii zo-
stali właściwie tylko dwaj artyści: Donald Byrd 
i Horace Silver.
W roku 1980 Liberty została wykupiona przez kon-
cern EMI/Capitol. Wydawało się, że to już koniec, bo 
po 1981 roku nie ukazała się żadna nowa płyta ze 
znaczkiem Blue Note. Ale ratunek przyszedł kilka 
lat później, kiedy nowym szefem podległej Capito-
lowi firmy Manhattan Records został Bruce Lun-
dvall. To on spowodował odrodzenie Blue Note, 
wydając nie tylko wznowienia historycznych albu-
mów na CD, ale także nowe nagrania współczes-
nych artystów jazzowych. Bruce zmarł w 2015 roku, 
a zastąpił go Don Was – muzyk i producent z pogra-
nicza funk-rockowego, który otworzył nieco szerzej 
drzwi szacownej wytwórni dla różnych gatunków 
muzycznych.
Innym, nie mniej ważnym od Lundvalla mężem 
opatrznościowym okazał się dla Blue Note nieza-
leżny producent i dziennikarz Michael Cuscuna. To 
on w połowie lat siedemdziesiątych zainteresował 
się nieznanymi i zapomnianymi nagraniami znaj-
dującymi się w archiwach wytwórni. W 1983 roku 
założył własną wytwórnię Mosaic Records, aby 
móc wydawać limitowane albumy dla kolekcjone-
rów, w  tym nigdy niepublikowane nagrania Blue 
Note. Okazało się bowiem, że Lion i Wolff nagrywa-
li dużo więcej, niż wydawali. Do dzisiaj ponoć nie 
ukazało się jeszcze na rynku wszystko to, co kryją 
zakurzone półki archiwum... �
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Blue Note All Stars  
– Our Point Of View

Szczerze mówiąc, dopiero 
teraz pojąłem wreszcie, na 
czym polega geniusz obec-
nego szefa Blue Note, mu-
zyka i  producenta Dona 
Wasa. Otóż ten facet potra-
fi stworzyć w  studiu tak 
przyjazną i  twórczą atmo-
sferę – niczym kiedyś Al-
fred Lion, że muzycy po 
prostu nie mogą przestać 
grać! Dlatego całość tego 
albumu trwa 90 minut, co 
przecież przy podobnych 
okazjonalnych składach 
typu All Stars raczej się 
nie zdarza. Rozbroiło mnie 
kompletnie to, co widać 
na klipie kręconym pod-
czas sesji, który znalazłem 
w  internecie. Don Was za-
miast, zwyczajem produ-
centów, za szybą w  reży-
serce siedzi w kącie studia 
na dywanie po turecku po-
między muzykami, kabla-
mi i mikrofonami...

Ta supergrupa dzisiejszych 
czterdziestolatków pod wo-
dzą pianisty i  współpro-
ducenta Roberta Glaspera 
powstała w 2014 roku z oka-
zji jubileuszu 75-lecia wy-
twórni Blue Note. Wystę-
powała okazjonalnie na 
kilku festiwalach i  wresz-
cie w 2017 roku nagrała ma-
teriał na Our Point Of View. 
Całość dedykowana jest pa-
mięci zmarłego w 2015 roku 
Bruce’a  Lundvalla, któ-
ry, jak wiadomo, wskrzesił 
Blue Note w  1984 roku. Nie 
przypadkiem więc na sa-
mym początku tego albumu 
słyszymy archiwalny głos 
Bruce'a, który w przemowie 
z  okazji wręczania nagród 
Grammy w 2011 roku w sło-
wach dosyć nieparlamen-
tarnych wyraził się o  tych 
wszystkich, co utyskują, że 
jazz umiera: „Go fuck your-
self!”.
No i  faktycznie, można po-
wiedzieć, że to przesłanie do 
tych wszystkich, którzy po 
wysłuchaniu Our Point Of 
View nadal będą marudzić, 
że jazz ledwo dyszy. Ale po-
szanowanie dziedzictwa le-
gendarnej wytwórni to jed-
no, a radość grania i twórczy 
ferment to już całkiem co 
innego. Ileż podobnych su-
pergrup już słyszeliśmy? Ile 
podobnych producenckich 

projektów pojawia się ciągle 
na rynku? I co? Odkładamy 
je po kilku przesłuchaniach 
na półkę. Tymczasem  Our 
Point Of View słucham już 
drugi miesiąc niemal bez 
przerwy i nie mogę się ode-
rwać.
Wydaje mi się, że kluczem 
do sukcesu jest tutaj gra gi-
tarzysty Lionela Loueke’a. 
Wystąpił on na przestrzeni 
lat w  wielu różnych projek-
tach – choćby u  takich tu-
zów jak Joe Lovano czy Te-
rence Blanchard, ale chyba 
dopiero tutaj, u  boku Gla-
spera, zintegrował się z  ze-
społem idealnie i naprawdę 
pokazał, co potrafi. Wcale 
nie mam na myśli jedynie 
techniki gitarowej i  wokal-
nej, a  bardziej ogólny spi-
rit. Dobry duch Loueke’a jest 
odczuwalny w  pionie i  po-
ziomie tej muzyki. Wy-
starczy porównać ten al-
bum z niedawno wydanym 
dziełem innej supergru-
py: Chicka Corei ze Stevem 
Gaddem Chinese Butterf-
ly. Podobieństw jest sporo, 
ale moim zdaniem Loueke 
nie do końca rozumiał się 
z  Chickiem, dlatego efekt 
ich współpracy nie porywał 
tak jak Our Point Of View.
Lionel Loueke to jednak 
tylko część konstelacji, bo 
oprócz niego i  wspomnia-
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nego Roberta Glaspera (kla-
wisze akustyczne i  elek-
tryczne) grają tutaj same 
gwiazdy: Ambrose Akinmu-
sire na trąbce, Marcus Stri-
ckland na saksofonie teno-
rowym, Derrick Hodge na 
basie i  Kendrick Scott na 
perkusji. Każdy z  muzyków 
jest autorem przynajmniej 
jednej kompozycji. Pianista, 
trębacz i basista napisali po 
dwie. I o dziwo, wszystkie są 
ciekawe, motoryczne i  nie-
przegadane. Innymi słowy – 
dojrzałe.
Ale wspomniałem na po-
czątku coś o  więziach z  tra-
dycją. Są one tutaj naprawdę 
mocno manifestowane, bo 
sięgnięto po dwie klasyczne 
kompozycje Wayne’a Shorte-
ra: Witch Hunt i Masquelero. 
Obie zagrane są zjawiskowo. 
W Witch Hunt zespół rozkrę-
ca się na całego i dlatego ten 
utwór trwa prawie 18 minut! 
Ale jeszcze ciekawiej jest 
w  Masquelero, bo oto obok 
naszej „złotej” szóstki poja-
wiają się dwaj goście specjal-
ni: Wayne Shorter i  Herbie 
Hancock! Czyżby nastąpi-
ło tutaj symboliczne przeka-
zanie pałeczki muzycznych 
pokoleń? Po wysłuchaniu 
tego albumu nie mam wąt-
pliwości, że owszem, jak naj-
bardziej. 

Jarosław Czaja

Kandace Springs  
– Indigo

Dwa lata po wydaniu 
świetnego debiutanckie-
go albumu w  barwach 
prestiżowej Blue Note Re-
cords młoda, wschodząca 
gwiazda wokalistyki Kan-
dace Springs przedstawi-
ła nam we wrześniu 2018 
roku drugi krążek – Indi-
go. Zazwyczaj następna po 
debiucie płyta jest spraw-
dzianem dla świeżego ar-
tysty. Szczególnie gdy za-
wiesił poprzeczkę bardzo 
wysoko. A  tak jest w  przy-
padku Springs.
Obdarzona ciemną, niską 
barwą głosu, protegowa-
na i  przyjaciółka Prince’a, 
nie tylko urzeka śpiewem, 
ale też sama komponuje 
i gra na klawiszach. Serwu-
je nam materiał wypełnio-
ny soulem i R&B najwyższej 
próby. Nie zapomina o  mi-
łośnikach jazzu, przemyca-
jąc na swych longplayach 

elementy charakterystycz-
ne dla tego stylu.
Pochodząca z  Nashville 
w Teksa sie pieśniarka wśród 
swoich inspiracji wymienia 
Billie Holiday, Ellę Fitzge-
rald, Ninę Simone, Arethę 
Franklin, Robertę Flack oraz 
Norah Jones. Jej dom rodzin-
ny wypełniony był muzyką, 
dorastała w złotych czasach 
radia. Jej pierwszy album 
Soul Eyes tygodnik Billboard 
określił mianem: „winning 
fusion of jazz and soul”. 
Na Indigo znajduje się 
trzynaście zróżnicowanych 
piosenek. W  powstawaniu 
albumu pomagali doświad-
czeni producenci – Evan Ro-
gers i  Carl Sturken. Ponad 
połowę tracków współtwo-
rzyła sama Springs. Fakt ten 
dodaje intymnego rysu ca-
łości. 
Wokalistka śpiewa tu deli-
katnym, zmysłowym temb-
rem. Nie szarżuje z  ozdob-
nikami, nie sili się na divę 
R&B à la Beyonce. Nie za-
leży jej na znalezieniu się 
w  głównym nurcie współ-
czesnej muzyki, na komer-
cyjnym sukcesie. Jest po-
wściągliwa w  wyrażaniu 
emocji, a  przez to prawdzi-
wa, trochę „oldschoolowa”.
Płytę otwiera przebojowe 
Don’t Need The Real Thing, 
po którym następują dwie 
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intymne, finezyjne bal-
lady Breakdown oraz Fix 
Me. W  repertuarze Indi-
go znalazło się kilka cove-
rów, między innymi People 
Make The World Go ’Round 
należące do legendarnej 
grupy soulowej z  Filadelfii 
The Stylistics oraz The First 
Time Ever I  Saw Your Face 
Roberty Flack. Oba utwory 
Springs potraktowała z sza-
cunkiem. W  szlagier Flack 
włożyła swą wrażliwość 
oraz duszę.
W Unsophisticated na trąbce 
gra Roy Hargrove. Jak się 
okazało, była to jedna z ostat-
nich sesji, w  których wziął 
udział ten fantastyczny 
muzyk przed przedwczesną 
śmiercią. 
Album zamyka utwór Sim-
ple Things, który Kandace 
zaśpiewała i  napisała z  oj-
cem Scatem Springsem. 
W tekście odnajdziemy na-
woływanie, by cieszyć się 
z małych rzeczy.
Płyta Indigo jest dowodem 
na to, że pokładane w  Kan-
dace Springs nadzieje nie 
były na wyrost. Mimo mło-
dego wieku artystka ta roz-
wija się i  jest świadoma 
swego talentu. Dojrzała pro-
pozycja. Sążnisty soul z  do-
mieszką jazzu. 

Piotr Pepliński

Norah Jones – Begin 
Again

Jeden z  najważniejszych gło-
sów współczesnej wokalisty-
ki. Niekwestionowana ikona 
o rozpoznawalnym od pierw-
szych nut stylu. Jej twórczość 
to konglomerat wielu ame-
rykańskich gatunków. Wpla-
ta do swych dzieł elementy 
takich gatunków, jak coun-
try, folk, Americana, rock, 
soul, jazz. W ostatnim z wy-
mienionych tkwią jej korze-
nie. Wielokrotna laureatka 
nagrody Grammy, autorka 
multiplatynowych albumów 
Norah Jones powróciła z no-
wym materiałem. Niespełna 
trzy lata od wydania świet-
nie przyjętej przez krytyków 
płyty Day Breaks artystka po-
darowała swym entuzjastom 
krążek Begin Again.
Zawiera on zaledwie siedem 
oryginalnych kompozycji, 
trzy premierowe kawałki, 
niecałe pół godziny muzyki. 
Jest to w dużej mierze kolek-

cja singli, które poznawali-
śmy sukcesywnie od kilku 
miesięcy. Siedem eklektycz-
nych piosenek będących 
efektem kreatywnych, ko-
lektywnych sesji z  przyja-
ciółmi w  nowojorskich stu-
diach. Na Begin Again gra 
pianista Thomas Bartlett 
oraz gitarzysta zespołu Wil-
co – Jeff Tweedy. Obaj, wraz 
z  Jones, są też producenta-
mi płyty. W studiu dołączył 
wzięty perkusista Brian Bla-
de. Mamy tutaj całą paletę 
brzmień. Trochę ekspery-
mentów z elektroniką, aku-
styczne ballady à la Jones 
sprzed lat, utwory wypeł-
nione dęciakami i  organa-
mi, ascetyczne miniatury. 
Norah jest tu subtelna i  ta-
jemnicza.
Całość rozpoczyna My He-
art Is Full. Piosenka w  sty-
listyce do tej pory niezna-
nej z  płyt Norah Jones. „We 
can love without hate” – to 
główne przesłanie tego nie-
co mrocznego utworu. Ty-
tułowy song jest ożywczym 
nawoływaniem, by zacząć 
wszystko od nowa. It Was 
You można uznać za typową 
balladę tej wszechstronnej 
wokalistki i  multiinstru-
mentalistki. Klimatyczne 
wokale, intrygująca melodia 
wygrywana przez artyst-
kę na fortepianie – czynią 
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z  niej uzależniający utwór. 
Zwróćcie uwagę na dęciaki 
wtórujące Jones! Cymes!
A  Song With No Name zbu-
dowane jest wokół charak-
terystycznego głosu Norah 
i  riffów gitary. Podejmuje 
poważną tematykę, wokalist-
ka snuje dywagacje egzystenc-
jalne. Wintertime to spokojny, 
chilloutowy track, przywodzi 
na myśl pierwsze, znakomi-
te longplaye pieśniarki. Na fi-
nał Jones prezentuje Just A Lit-
tle Bit. Ujmująco śpiewa tu 
o  relacjach damsko-męskich, 
przechodzi w erotyczny wręcz 
szept. Piosenka jest manife-
stem samoakceptacji, pew-
ności siebie. Poczucia własnej 
wartości i godności.
Nie będę ukrywał, że nale-
żę do wielomilionowej gru-
py miłośników talentu, eks-
presji i  głosu Norah Jones. 
Mimo że na Begin Again nie 
znajdziemy songów na mia-
rę Don’t Know Why, Come 
Away With Me, Sunrise, Tho-
se Sweet Words, ten minial-
bum wart jest wielokrotne-
go odsłuchu i  smakowania. 
Być może jest zalążkiem ko-
lejnej większej płyty, no-
wym otwarciem, preludium 
do eklektycznego świata 
Mrs. Jones.

Piotr Pepliński

José James – Lean 
On Me

José James należy do artystów, 
na których płyty czekam 
z wielkim zainteresowaniem 
i  ciekawością. Od ponad de-
kady zaskakuje on swoim so-
undem, z  wdziękiem i  esty-
mą odnosi się do tradycji 
piosenki rozrywkowej, łą-
cząc oldschoolowe brzmienia 
z nowoczesnymi. Do tego dys-
ponuje niesamowitym gło-
sem. Ciemna, sążnista barwa. 
Mięsisty baryton. Charyzma-
tyczny soul brother. Otacza-
jący się muzykami młodego 
pokolenia. Predestynowany 
do bycia frontmanem na sce-
nie, do tego, by dawać radość 
miłośnikom (neo)soulu, R&B 
i  jazzu. Eklektyzm to ce-
cha rozpoznawcza jego sty-
lu. Dzięki znakomitym albu-
mom dołączył do wokalnej 
elity. Kilka lat temu zachwy-
cił mnie płytą – hołdem dla 
Billie Holiday Yesterday I Had 
The Blues. Na najnowszą po-

nownie wybrał zbiór cove-
rów. Znowu honoruje jed-
nego ze swych idoli. I  znów 
zachwyca, odnosząc zwycię-
stwo.
Lean On Me jest hołdem dla 
artysty, który „napisał pio-
senki, które się kocha całe 
życie”. Tak José James mówi 
o  genezie powstania pły-
ty z utworami Billa Wither-
sa. Ikona soulu, R&B i  fun-
ku skończyła w  ubiegłym 
roku 80 lat. James od kilku 
lat przemycał songi idola na 
koncertach. Ten album mu-
siał więc w końcu powstać.
Krążek został wyproduko-
wany przez szefa wytwór-
ni Blue Note Records Dona 
Wasa i  nagrany między in-
nymi w  słynnym Capitol 
Studio w  Kalifornii. José to-
warzyszyli znakomici mu-
zycy sesyjni: Pino Palladino 
(bas), Kris Bowers (klawisze), 
Brad Allen Williams (gitara), 
Nate Smith (perkusja), Mar-
cus Strickland (saksofon, flet) 
oraz Takuya Kuroda (trąbka). 
Producent oraz wymienieni 
muzycy zadbali o nowoczes-
ne i zarazem nośne brzmie-
nie starych, genialnych 
hitów. Wszak piosenki Wit-
hersa są kwintesencją sou-
lowych, wyrafinowanych 
dźwięków, pokojowego prze-
kazu tekstów i  funkowego 
groove’u sprzed kilku dekad. 
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Okazuje się, że w  ogóle się 
nie starzeją.
Płytę otwiera Ain’t No Sunshi-
ne. Wokal Jamesa okraszo-
ny został tu organami Ham-
monda. Klasyk! Grandma’s 
Hands kołysze rasowym gro-
ovem. W  Lovely Day lide-
ra wspomaga wspaniała La-
lah Hathaway. Córka innej 
legendy soulu – Donny’ego 
Hathawaya. Optymistyczna, 
słoneczna wersja. Aż chce się 
tańczyć i śpiewać wraz z José 
i Lalah. Tytułowy track to go-
spelowy hymn, pean na cześć 
siły przyjaźni. Who Is He 
intrygująco zinterpretowała 
przed laty Meshell Ndegeo-
cello na krążku Peace Beyond 
Passion. Ujęcie Jamesa jest 
równie świeże i  atrakcyjne. 
Just The Two Of Us jest kolej-
ną perłą na Lean On Me.
„On jest totalnym geniuszem 
i  jednym z  najwspanial-
szych ludzi, jakich pozna-
łem. Jedna godzina spędzo-
na z nim dała mi więcej niż 
lata nauki i 10 lat występów”. 
To zwierzenia José Jamesa. 
Pięknie opowiada o  bohate-
rze Lean On Me. Jeszcze lepiej 
czuje się w  jego utworach. 
Wyborny album! Sięgajcie 
po hołd dla geniuszu Billa 
Withersa, ale nie zapominaj-
cie o oryginałach.

Piotr Pepliński

slappingiem lub po pro-
stu klangiem, wypatruję 
nowych płyt Millera z  na-
dzieją, że może tym razem 
pojawi się coś, co ponow-
nie mnie zachwyci. Czy 
taką płytą jest Laid Black, 
nie jestem pewien – coś 
jednak drgnęło.
Pomijając dwa pierwsze 
utwory, od 7-T’s płyta na-
biera ciekawszego charak-
teru, również jazzowego. 
W  7-T’s zwraca uwagę solo 
na trąbce oraz przypomi-
nające klimat Maceo Par-
kera solo na saksofonie. 
W  Sublimity ‘Bunny’s Dre-
am’ ostinato plus fortepian 
tworzą nastrój do przyjem-
nej improwizacji na ba-
sie, trąbce oraz saksofo-
nie. W Untamed usłyszymy 
charakterystyczne unisona 
i  solówki Millera, ale i  cie-
kawy fortepian. 
Pianista wraca w  No Li-
mit, pokazując ponow-
nie klimat i  barwę. So-
meone To Love to z  kolei 
ładna, melodyjna piosenka 
z  charakterystycznym dla 
Millera unisonem na bez-
progowym basie. Keep’em 
Runnin (kompozycja zespo-
łowa) przypomina muzykę 
„ulicy”, ale w  tym lepszym 
słowa znaczeniu.
Płytę kończy znane z Afro-
deezii – Preacher’s Kid, za-

Marcus Miller  
– Laid Black

Bywają artyści, którzy ba-
lansując na krawędzi wy-
palenia, zwodzą żądną no-
wości publiczność. Mając 
wszystko, co niezbędne – 
styl, potencjał, ugruntowaną 
pozycję – oferują muzykę, do 
której nas przyzwyczaili. My 
oczekujemy jednak czegoś 
więcej; świeżości i  nowych 
pomysłów. 
Czasem odnoszę wraże-
nie, że tego typu artystą 
jest właśnie Marcus Mil-
ler. Niektóre jego płyty 
(ze wskazaniem choćby 
na Silver Rain) są we frag-
mentach, delikatnie mó-
wiąc, o  niczym. Afrode-
ezia, mimo afrykańskich 
inspiracji i  nominowania 
do Grammy, mojej pry-
watnej opinii nie zmienia. 
Miłość ma jednak swoje 
prawa. Zakochany w  tym, 
co niektórzy nazywają 
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grane, a przede wszystkim 
zaśpiewane przez genial-
ny Take 6. Fenomenalny 
sekstet wokalny, obsypany 
chyba wszystkimi moż-
liwymi nagrodami (mię-
dzy innymi dziesięć statu-
etek Grammy), obchodził 
niedawno dwudziestopię-
ciolecie działalności, kon-
certując na całym świecie. 
Dzięki Millerowi sięgną-
łem po nieco zakurzone 
CD zespołu i  po raz ko-
lejny nie mogłem wyjść 
z  podziwu dla barwy gło-
sów i  kunsztu wokalnego 
artystów.
Wracając do Pokrytej czer-
nią płyty Millera, słucham 
jej więcej niż z przyjemnoś-
cią. Jest w  niej harmonia, 
jazz, czasem nastrój, nawet 
oklepane solówki basu nie 
drażnią. 
Towarzyszą mu dobrzy mu-
zycy – szczególnie myślę 
o pianiście (Brett Williams) 
i saksofonistach (Alex Han, 
Kirk Whalum). 
Są też fragmenty, któ-
re określiłbym jako my-
ślenie do przodu, szuka-
nie czegoś nowego – widać, 
że tym razem Miller jesz-
cze nie „odcina kuponów”, 
co jako słuchacza bardzo 
mnie cieszy. 
Lubię gitarę basową, jest 
w niej moc, a w rękach ar-

tysty bywa również barwa, 
klimat, melodyka i  har-
monia.
Laid Black jest dziewiętna-
stą autorską płytą Marcu-
sa Millera. Na opisywanie 
jego dokonań trzeba by od-
rębnego tekstu, można je-
dynie wspomnieć, że to 
jeden z  najbardziej wpły-
wowych artystów naszych 
czasów. Zdobywca Gram-
my, wziął udział w  nagra-
niu około czterystu płyt, 
współpracował i  współ-
pracuje ze wszystkimi, 
komponuje muzykę do fil-
mów, jest producentem, 
aranżerem, rzecznikiem 
UNESCO. 
Na generalne podsumo-
wanie jeszcze za wcześnie. 
Laid Black to nie synteza, to 
po prostu kolejna płyta bar-
dzo płodnego artysty.
W czasach, kiedy wielu wy-
daje się, że wiedzą wszyst-
ko, widzieli wszystko i  nic 
ich nie dziwi, a  co za tym 
idzie, nic nie interesuje, ar-
tysta poszukujący to war-
tość sama w  sobie. Miejmy 
nadzieję, że kolejne pły-
ty, odsłaniając nowe mu-
zyczne światy „naszego bo-
hatera”, wzbogacą nie tylko 
dorobek artysty, ale i  nas – 
słuchaczy. 

Marek Brzeski

Dr. Lonnie Smith  
– All In My Mind

Evolution – poprzedni al-
bum Dr. Lonnie Smitha – 
był niezwykle udanym po-
wrotem tego muzyka do 
wytwórni Blue Note. Wte-
dy w  nagraniu uczestni-
czyli goście specjalni – Joe 
Lovano i  Robert Glasper. 
Tym razem dużych na-
zwisk zabrakło, liderowi 
towarzyszył jego stały ze-
spół, a album zarejestrowa-
no na jednym z koncertów. 
W  efekcie powstała nowo-
czesna płyta, będąca zapi-
sem bieżącej, wyśmienitej 
formy artystycznej 75-let-
niego muzyka.
Czasy świetności zespo-
łów opartych na  organach 
Hammonda i  gitarze przy-
padały na końcówkę lat sie-
demdziesiątych ubiegłego 
wieku, jednak wymyślo-
na wtedy formuła melo-
dyjnego grania przebojów, 
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znanych koncertowej pub-
liczności, jest ponadczaso-
wa. Album taki jak All In My 
Mind mógłby powstać rów-
nie dobrze ćwierć wieku 
temu. Współcześnie brzmie-
nie klasycznego hammon-
da można uzupełnić o inne 
instrumenty klawiszowe, 
z  czego jednak Dr. Lonnie 
Smith korzysta tylko spora-
dycznie. 
Ten umiar w  wykorzysta-
niu elektroniki jest do-
skonałą decyzją, pozwa-
la wzbogacić brzmienie, 
ale zespół dalej porusza 
się w  ramach sprawdzo-
nej formuły. Uważam, że 
owych dodatkowych in-
strumentów nie powin-
no być więcej. Nowoczesną 
elektronikę warto zosta-
wić innym.
Brzmieniową zagadką tego 
albumu jest dla mnie in-
tro do Alhambry. Nie podej-
rzewam Dr. Lonnie Smitha 
o  użycie wcześniej przygo-
towanego fragmentu zagra-
nego przez kogoś na trąb-
ce, to raczej jakieś dobrze 
wykorzystane możliwości 
syntezatora pozwoliły na 
chwilę wyczarować trąbkę 
z tłumikiem w stylu Milesa 
Davisa z okresu nagrań dla 
Prestige.
To właśnie z  powodu Al-
hambry – utworu skompo-

nowanego przez lidera – 
będę często wracał do tego 
albumu – pierwszej istot-
nej, wydanej w  2018 roku 
jazzowej płyty firmowanej 
przez wielką kiedyś jazzo-
wą wytwórnię i  wyprodu-
kowanej przez Dona Wasa, 
producenta z  dużym do-
robkiem, mającego jednak 
„na sumieniu” sporo pro-
stych, banalnych i  komer-
cyjnych muzycznych pro-
duktów. 
Jego współpraca z Dr. Lon-
niem Smithem nie sta-
nowi jednak próby uczy-
nienia z  tego doskonałego 
muzyka dostawcy przebo-
jów dla poszukującej no-
wej tożsamości legendar-
nej wytwórni. All In My 
Mind to jazzowy klasyk, 
podobnie jak poprzedni al-
bum muzyka wyproduko-
wany przez Dona Wasa – 
Evolution.
Na All In My Mind zestaw 
utworów jest typowy dla 
koncertowego repertua-
ru zespołów działających 
w  podobnym składzie. Za-
pewnia wyeksponowanie 
brzmienia organów, oka-
zję do zagrania chwytli-
wych melodii na gitarze 
i przestrzeń na solówki dla 
wszystkich. 
Dodatkowy gościnny udział 
drugiego perkusisty (Joe Dy-

son) i wokalistki (Alicia Ola-
tuja) urozmaica program 
występu. 
Zestawienie nowych kom-
pozycji własnych (Alhamb-
ra) ze sprawdzonymi kla-
sykami swojego autorstwa 
(utwór tytułowy pojawił się 
po raz pierwszy na płycie 
Funk Reaction w  1977 roku) 
uzupełniają standardy – 
Juju Wayne’a  Shortera i  On 
A Misty Night Tadda Dame-
rona, a  także zaskakujący 
cover, zaczerpnięty z muzy-
ki popularnej – 50 Ways To 
Leave Your Lover Paula Si-
mona.
Występami w  nowojor-
skim Jazz Standard Dr. 
Lonnie Smith świętował 
swoje 75 urodziny. W takiej 
formule można nagrywać 
co chwilę nowy album, na 
przykład z  okazji każdych 
kolejnych urodzin, a  ja po 
każdy z  nich ustawię się 
w kolejce. 
All In My Mind nie jest 
płytą historycznie waż-
ną, przełomową ani za-
skakującą. Jest tylko, i  aż, 
doskonałą jazzową pły-
tą, w  szczególności wartą 
polecenia tym, którzy, tak 
jak ja, uwielbiają brzmie-
nie klasycznych organów 
Hammonda. 

Rafał Garszczyński
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Charles Lloyd  
– Passin’ Through

Ta niewielka planeta jest 
jedynie etapem naszej po-
dróży. Pojawiamy się tu tyl-
ko na chwilę – „We are just 
passing through” – tak wy-
jaśnia Charles Lloyd pomysł 
na tytuł tej płyty.
Kwartety Lloyda mają swo-
ją wielką historię. Pierwszy 
z Keithem Jarrettem, Cecilem 
McBee i  Jackiem DeJohnet-
tem. New Quartet, sformowa-
ny w roku 2007, ma w składzie 
Jasona Morana, Erica Harlan-
da i Reubena Rogersa. Ich po-
przednie płyty – w tym ostat-
nia, Mirror, wydana w  roku 
2010 – ukazywały się pod szyl-
dem ECM-u. W  połowie 2016 
roku Lloyd, po kilku latach 
przerwy, ponownie zaprosił 
kolegów z  Nowego Kwartetu 
na trasę koncertową. Siedem 
oryginalnych kompozycji 
Lloyda zarejestrowano właś-
nie podczas tych muzycznych 
wojaży: 30 czerwca w  czasie 

festiwalu w  Montreux (roz-
poczynający płytę Dream We-
aver) oraz 29 lipca w Santa Fe 
(pozostałe sześć nagrań). Za-
grany w  Szwajcarii Dream 
Weaver, tytułowy utwór albu-
mu z roku 1966, inaugurował 
całą trasę – nim właśnie ze-
spół rozpoczął pierwszy kon-
cert. Występ w Santa Fe, a tak-
że cały album dedykowane 
są pamięci Judith McBean, 
zmarłej w roku 2014 mecena-
ski sztuki, długoletniej przy-
jaciółki, duchowej siostry (jak 
wspomina sam artysta) Lloy-
da i  jego żony. Zamykające 
płytę Shiva Prayer to modli-
twa i  medytacja poświęcona 
właśnie Judith McBean, je-
dyny całkowicie premierowy 
utwór na omawianym tu al-
bumie.
Pozostałe kompozycje pojawi-
ły się w dyskografii Lloyda już 
wcześniej. „To moje dzieci. Do-
rosły i opuściły dom, a ja spo-
tykam się z nimi od czasu do 
czasu w  różnych miejscach 
na świecie. Mając za sobą lata 
życiowych doświadczeń, opo-
wiadam teraz nowe historie” 
– tak muzyk wyjaśnia powrót 
do starszych nagrań i  nowe 
interpretacje tytułowego Pas-
sin’ Through, zarejestrowa-
nego po raz pierwszy w roku 
1963 przez kwintet Chico Ha-
miltona, wspomnianego Dre-
am Weaver, How Can I Tell You 

z  roku 1964, z  płyty Discove-
ry!, pierwszej w  dyskografii 
samego Lloyda, czy wreszcie 
Tagore On The Delta, utworu 
inspirowanego postacią hin-
duskiego poety i  filozofa Ra-
bindranatha Tagore. Part 5, 
Ruminations jest fragmen-
tem suity Wild Man Dance, 
który ostatecznie nie pojawił 
się na nagranej we Wrocła-
wiu płycie, jednak znajduje 
się w repertuarze New Quar-
tet (podobnie jak Nu Blues) od 
czasów koncertów jubileuszu 
80-lecia Village Vanguard.
Pamiętam swój zachwyt nad 
koncertem Lloyda z roku 2015, 
który zagrany został w  in-
nym składzie i z  innym pro-
gramem. 74 minuty rejestra-
cji z  Montreux i  Santa Fe są 
równie atrakcyjne. Zachwyca 
niemal 20-minutowa wersja 
Dream Weaver, z długą intro-
dukcją, solówkami fortepia-
nu i  kontrabasu (ta kończy 
utwór) oraz tytułowe Passin’ 
Through, które Reuben Rogers 
rozpoczyna swoim solem, 
a potem na pierwszy plan wy-
suwają się po kolei pozostali 
członkowie zespołu. Kapital-
nie brzmi Tagore On The Del-
ta z  Jasonem Moranem gra-
jącym na fortepianowych 
strunach. Mistrz i jego ludzie 
w fenomenalnej formie! 

Krzysztof Komorek
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Gregory Porter  
– Take Me to the Alley

Chyba nie ma obecnie oso-
by, która nie kojarzyłaby 
ciepłego, melodyjnego gło-
su pana w czapeczce z dasz-
kiem – Gregory’ego Porte-
ra. Jest jednym z  niewielu 
piosenkarzy, którzy swo-
im ujmującym głosem po-
trafią zdobyć przychylność 
słuchaczy już od pierw-
szych dźwięków. I choć Por-
ter związany jest z  jazzem, 
to od dłuższego już czasu 
z powodzeniem trafia też do 
mainstreamu i  na szczyty 
popowych list przebojów.
Ostatnio stało się to za spra-
wą kawałka, który usłyszy-
my też na najnowszej pły-
cie Take Me to the Alley, ale 
w  zupełnie innej odsłonie. 
Mowa o  klubowym Holding 
On, który powstał w wyniku 
współpracy Portera z Disclo-
sure. Kawałek niezwykle 
energetyczny, przy którym 
wręcz nie sposób usiedzieć 

na miejscu. Materiał z  pły-
ty także osiąga wysokie no-
towania, dorównując w  słu-
chalności wielu popowym 
przebojom. To niewątpliwa 
zasługa Portera i  jego głę-
bokiego, aksamitnego gło-
su, który trafia nie tylko do 
jazzowego odbiorcy.
Zawodowo miał zajmować 
się futbolem. Jednak doznał 
kontuzji i, szczęście w  nie-
szczęściu, wylądował osta-
tecznie na scenie. Zaplecze 
miał dobre, w  jego domu 
od zawsze słuchało się mię-
dzy innymi jazzu oraz go-
spel. Prawdziwa muzyczna 
miłość Portera, na której się 
wychował, to Nat King Cole. 
Ta miłość była na tyle silna, 
że pomimo zacięcia sporto-
wego, wieczorami śpiewał 
w różnych klubach.
Podczas studiów poznał swo-
jego mentora, jazzmana i wy-
kładowcę Kamau Kenyattę 
i… w zasadzie tak to się zaczę-
ło. Pierwszą płytą była Water, 
później Be Good, a  w  końcu 
nagrodzone Grammy Liquid 
Spirit. Na kolejny krążek, wy-
dany pod szyldem Blue Note, 
długo przyszło nam cze-
kać. Po trzech latach świat-
ło dzienne ujrzał Take Me to 
the Alley, na którym Portero-
wi towarzyszą pianista Chip 
Crawford, basista Aaron Ja-
mes, perkusista Emanu-

el Harrold, saksofonista Ti-
von Pennicott, trębacz Keyon 
Harrold i Ondřej Pivec na or-
ganach. W  roli producenta 
sprawdził się po raz kolejny 
Kamau Kenyatta, dzięki któ-
remu Porter rozpoczął swoją 
karierę.
Choć muzyka stworzona 
przez Portera tak przyjemnie 
wibruje w  uchu, że aż chce 
się na chwilę zapomnieć 
o  wszystkim i  odpłynąć, to 
warto jednak wsłuchać się 
w  tekst. Pojawiają się tu nie 
tylko kawałki o  miłości, 
choć i te nie są banalne, cze-
go przykładem jest ballada 
Consequence of Love. Jest spo-
ro o  rodzinie, na przykład 
piosenki dedykowane syn-
kowi – dynamiczne i wpada-
jące w  ucho Don’t Lose Your 
Steam. Są też utwory dedyko-
wane ukochanej, a  nieżyją-
cej już mamie artysty – More 
Than a Woman oraz In Hea-
ven: obydwie ujmujące i cie-
płe. Ciekawa jest zwłaszcza 
ta druga, pogodna i optymi-
styczna. W  takim właśnie 
tonie w domu Porterów żeg-
na się zmarłych.
W  kompozycjach Portera 
znajdziemy też, jak zresztą 
i  na poprzednich płytach, 
wątki społeczno-polityczne. 
W utworze tytułowym, bar-
dzo wzruszającej balladzie, 
wokalista śpiewa o najuboż-
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razem jednak posunęli się 
jeszcze o krok naprzód.
Album otwiera krótka kom-
pozycja Prayer, w  której tle 
usłyszeć można mechanicz-
ne dźwięki, jakby za ścia-
ną studia odbywał się so-
lidny remont. Ten nieco 
dziwny zabieg całkiem uda-
nie wprowadza w  nastrój 
reszty materiału. Nie jest to 
bynajmniej zwiastun indu-
strialnej stylistki, ale bar-
dziej tego, co we współczes-
nej muzyce jest najbardziej 
aktualne. Po przeróżne elek-
troniczne efekty zespół się-
ga z  dużo większą śmiałoś-
cią niż wcześniej, imponując 
swobodą w budowaniu swo-
jego świata.
Jest to przy okazji dowód, że 
najsłynniejsza jazzowa wy-
twórnia stara się nadążać za 
panującymi trendami i  nie 
zamyka się na podobne eks-
perymenty. W  jednej z  za-
granicznych recenzji ich po-
przedniej płyty zetknąłem 
się z opinią, że „sporo miłoś-
ników muzyki house oraz 
techno mogłoby zdziwić się, 
jak ta jazzowa grupa potra-
fi się bawić”. Jeśli tamten al-
bum ich nie przekonał, to 
najnowszy z pewnością roz-
wieje wszelkie wątpliwości.
Mam wrażenie, że każdy za-
rejestrowany utwór móg-
łby trafić na playlistę czo-

szych, nad których losem 
warto się pochylić. Wśród 
wielu ballad są też kawał-
ki bardzo energetyczne, jak 
swingujące Fan the Flames 
ze świetną partią saksofo-
nu czy French African Que-
en. Porter pokazuje w  nich 
mocny, zdecydowany i  już 
nie tak rozmarzony, roman-
tyczny głos. Warto też zwró-
cić uwagę na otwierający 
krążek Holding on – tyle że 
w  wersji pozbawionej elek-
troniki i  klubowego zacię-
cia, za to z  bardziej popo-
wym zabarwieniem.
Muzyka Portera to nie tylko 
piękny głos o  ciepłej, przeni-
kliwej barwie. To także dobre 
teksty, w które warto się wsłu-
chać. Take me to the Alley to 
płyta bardzo osobista, chwila-
mi wręcz intymna, na której 
usłyszymy wiele wyznań ar-
tysty. Pokazuje ona niebywały 
talent kompozytorski piosen-
karza, który bardzo konse-
kwentnie buduje swoją ka-
rierę. Od początku tworzy on 
bowiem muzykę bardzo przy-
stępną, nie boi się kolabora-
cji z innymi gatunkami, dzię-
ki czemu jego sława znacznie 
wykracza poza kręgi jazzowe. 
I  dobrze, bo jest to muzyka, 
która powinna zataczać jak 
najszersze kręgi.

Mery Zimny

GoGo Penguin  
– A Humdrum Star

Gdy w  2015 roku zespół 
GoGo Penguin podpisał 
kontrakt z  francuskim od-
działem Blue Note, wyda-
wało się, że osiągnął bran-
żowy szczyt. Pierwszy 
z  trzech zaplanowanych 
pod legendarnym szyldem 
albumów – Man Made Ob-
ject zebrał świetne recenzje 
(JazzPRESS 6/2016), a  przed 
zespołem otworzyły się 
drzwi do najważniejszych 
festiwali. Po dwóch latach 
Brytyjczycy powrócili z no-
wym materiałem i  trze-
ba przyznać, że nie zamie-
rzają odcinać kuponów od 
wcześniejszych dokonań.
A Humdrum Star jest czwar-
tym krążkiem w dyskografii 
tria Chris Illingworth (forte-
pian) / Rob Turner (perku-
sja) / Nick Blacka (kontra-
bas). Panowie od początku 
kariery mają w zwyczaju za-
skakiwać repertuarem, tym 
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łowych DJ-ów i  biorąc pod 
uwagę, jak szerokie potra-
fią być ich inspiracje – tak 
też się pewnie stanie. Impo-
nujący energicznym beatem 
Raven, oparty na repetycyj-
nym motywie fortepianu 
Bardo czy wypełniony pory-
wającą linią basu Strid mają 
w  sobie dramaturgię, która 
sprawdziłaby się na każdym 
parkiecie. Według mnie 
szczególnie dobrze wypadł 
utwór Transient State, zna-
komicie łączący potencjał 
wymienionych wcześniej 
pozycji z  jazzową tradycją, 
o  której muzycy absolutnie 
nie zapomnieli. Brzmienio-
wo bliżej mu do Man Made 
Object, co potwierdza, że 
mamy do czynienia z  ewo-
lucją stylu kolektywu, a nie 
rewolucją.
Zdaję sobie oczywiście spra-
wę, że znajdzie się wśród 
słuchaczy spore grono osób 
kwestionujących jazzowy 
wymiar tej muzyki. Pewnie 
wyłożą oni nawet sensow-
ne argumenty, by to potwier-
dzić. Ja jednak uważam, że 
sztuka ma prawo, a  wręcz 
obowiązek rozwoju. Zresz-
tą, żaden inny gatunek mu-
zyczny nie doświadczył tylu 
co jazz stylistycznych prze-
mian, na tak krótkiej prze-
strzeni czasu – tym bardziej 
musi cieszyć, że pojawia-

ją się w nim wciąż nowe po-
mysły. Do tego GoGo Pengu-
in nie wyważa zamkniętych 
drzwi. Recenzując poprzed-
ni album, napisałem, że ze-
spół podąża ścieżką wyzna-
czoną przez trio Esbjörna 
Svenssona i nowa produkcja 
to stwierdzenie potwierdza.
Na koniec warto pochylić 
się nad znaczeniem tytułu 
płyty, w  wolnym tłumacze-
niu oznaczającym „banal-
ną gwiazdę”. Jest to nawiąza-
nie do serialu telewizyjnego 
Carla Sagana Cosmos, w któ-
rym autor udowadniał, jak 
mały i  nieistotny jest nasz 
świat, a co za tym idzie – na-
sze drobne problemy. Fraza 
pochodzi z  cytatu: „Odkry-
wamy, że żyjemy na nieistot-
nej planecie, przy banalnej 
gwieździe, w  jakimś zapo-
mnianym zakątku wszech-
świata, w którym jest znacz-
nie więcej galaktyk niż 
ludzi”. Ta przejmująca per-
spektywa nadaje muzyce 
jeszcze bardziej patetyczne-
go charakteru. Album, choć 
jak wspominałem, wypeł-
niony jest chwytliwymi me-
lodiami, w  odbiorze wypa-
da chłodno i  nostalgicznie. 
To kolejny dowód, że zespół 
tworzy muzykę oddającą du-
cha współczesności. 

Jakub Krukowski

Kendrick Scott Oracle  
– We Are The Drum

Nie znałem wcześniej Kendri-
cka Scotta, ale zdecydowanie 
znałem wcześniej taką mu-
zykę, którą można znaleźć na 
wydawnictwie sygnowanym 
nazwiskiem amerykańskie-
go perkusisty i  tajemniczym 
„Oracle” (z ang. wyrocznia). To 
dynamiczny, świeżo brzmią-
cy (bardzo udana, współczes-
na produkcja), absorbujący 
i  przystępny jazz, w  którym 
jest miejsce na solowe popi-
sy, rytmiczne zwroty akcji, 
wpadające w  ucho motywy. 
Wszystko to dzięki otwarto-
ści na wpływy innych gatun-
ków (funk, rock, ambitny pop, 
elektronika) i  nieprzesadne 
przywiązanie do pogmatwa-
nych jazzowych harmonii.
Niegdyś na takie muzyczne 
wybiegi, na przykład w  wy-
konaniu tria Esbjörna Svens-
sona, niektórzy rodzimi kry-
tycy z  jazzowego forum 
patrzyli krzywym okiem, 
zarzucając muzyce zbytnią 
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„rozrywkowość” i  rozwią-
złość stylistyczną. Teraz, po 
latach, widać (i  słychać), jak 
wielce znaczący był ten kie-
runek – szczególnie zaś dla 
licznych muzyków, którzy 
nadal poruszają się po tych, 
przetartych między innymi 
przez E.S.T., ścieżkach. Przy-
znam, że bardzo bliska jest 
mi taka estetyka, choć po-
dzielam obawę, że katalog 
oryginalnych środków arty-
stycznych w  jej obszarze za-
czyna się mocno kurczyć.
We Are The Drum stanowi 
kolejny udany projekt perku-
sisty-lidera, choć powodze-
nie takich przedsięwzięć nie 
powinno dziwić nikogo, kto 
pamięta nagrania formacji 
choćby Tony’ego Williamsa, 
Billy’ego Cobhama, czy bliż-
szego współczesności Manu 
Katché. Kendrick Scott, tak 
jak jego godni pochwały po-
przednicy, nie tylko robi na 
płycie rytmiczne zatrzęsie-
nie, ale również dostarcza 
ciekawe kompozycje dzielą-
cym z  nim scenę muzykom. 
Dobór tych ostatnich jest cał-
kiem udany, choć osoby te 
pozostają mi bliżej niezna-
ne. Gitarzyście Mike’owi Mo-
reno, mimo wyraźnego po-
dobieństwa brzmienia, udaje 
się szczęśliwie uciec od gita-
rowych ściegów Metheny’ego. 
Taylor Eigsti na fortepianie 

i  Joe Sanders na kontrabasie 
ciekawie zagęszczają muzycz-
ne przestrzenie, prezentu-
jąc improwizatorską biegłość 
w  partiach solowych, a  sak-
sofonista / klarnecista John 
Ellis nadaje całości wyraźne-
go klimatu „smooth”.
Trudno po tym nagraniu 
orzekać o  indywidualnym 
stylu któregokolwiek z  nich, 
co tłumaczy przeważnie 
młody wiek wykonawców, 
jak również wspomniane 
ograniczenia stylistyczne. 
Gdyby każdy z instrumenta-
listów „dawał czadu” po swo-
jemu, trudno by było to tak 
zsynchronizować, aby final-
nie powstał tak przystęp-
ny, „blue note’owy” miks. Ów 
ostatni przymiotnik nie jest 
przypadkowy. Choć propozy-
cja Kendricka Scotta mogła-
by spokojnie zasilić katalog 
na przykład wytwórni ACT, 
to jednak tchnie ona więk-
szą dozą iście amerykańskie-
go jazzu, a  co za tym idzie 
– luzackiego szwungu. Dla 
muzyków – dobra, współ-
czesna prezentacja udane-
go zespołowego grania, a dla 
słuchaczy – przyjemna, choć 
niepozbawiona ambicji mu-
zyka. Chciałoby się rzec – 
płyta idealna na pozimowe 
przebudzenie!

Wojciech Sobczak-Wojeński

Robert Glasper  
– Covered: Recorded 
Live at Capitol Studios

Nagranie nominowane do 
Grammy (2016) w  kategorii 
Best Jazz Instrumental. Al-
bum jest rewizytacją Black 
Radio, nagrodzonego Gram-
my w 2013 roku jako najlep-
szy album w kategorii R&B. 
Czarne Radio to hybrydo-
wy eksperyment jazzu, hip
-hopu i  R&B okrzyknięty 
mianem próby odbudowy 
spękanych relacji między 
rozmaitymi elementami 
czarnej muzyki. Jeśli jazz 
– jak niektórzy twierdzą – 
umarł, to muzycy tacy jak 
Glasper są nadzieją na kon-
tynuację tradycji zbioro-
wej improwizacji opartej na 
niebanalnym rytmie i ener-
gii grupowej zabawy.
Koncerty Glaspera jednoczą 
pozornie niespójną publicz-
ność jazzowych pasjonatów, 
miłośników hip-hopu, któ-
rzy znają go z  nagrań Ken-
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dricka Lamara (11 nomina-
cji Grammy w tym roku) czy 
rapera Blacka Milka, i zacie-
kawionych sceptyków, któ-
rzy na jazzowy koncert ni-
gdy by nie poszli. Zresztą 
sam Glasper mówi na wstę-
pie (to nagranie live), że nie 
chciał stricte jazzowego na-
grania, ale mieszankę tego, 
co ma w  swoim iPodzie – 
różne gatunki, różni artyści, 
przemieszane z  kompozy-
cjami lidera, które nie zna-
lazły się na płycie. Muzyka 
lekka, łatwa i  przyjemna – 
dla koneserów.
Glasper nie ma komplek-
sów, ma za to rockowy 
wręcz pazur i  czerpie gar-
ściami bez skrupułów z  ca-
łej historii czarnej i  białej 
muzyki. Tym razem nie ma 
tu burzliwej elektroniki, 
ale klasyczne jazzowe trio 
w  niekoniecznie jazzowym 
repertuarze.
Płytę otwiera błyskotliwa 
ballada I  Don’t Even Care 
napisana wspólnie z  Macy 
Gray i  Johnem Grayem, ty-
powa dla Glaspera wirtuo-
zerska zabawa dźwiękiem 
znakomicie kontrapunk-
towana przez Reida na per-
kusji. Są tak niezależni 
rytmicznie, że chwilami 
wydaje się, jakby grali co in-
nego, ale w  podtekście jest 
głęboko pulsujący niena-

ganny groove. Zaraz po niej 
Glasper spokojnie, od nie-
chcenia, gra hit Radiohead 
Reckoner i  kompozycję Joni 
Mitchell Barangill. Najcie-
kawsze jest początkowo gra-
ne solo autorskie In Case You 
Forgot, gdzie Glasper przy-
pomina o  sobie karkołom-
nymi palcówkami i  kilku-
taktowymi cytatami z  Time 
After Time Cyndi Lauper czy 
I  Can’t Make You Love Me 
Bonnie Raitt, które natych-
miast zamienia w  rados-
ną kakofonię ku (słyszalnej) 
uciesze publiczności, a  po-
pisowe sola grają Archer 
i  Reid. Do Black Radio wra-
ca w nastrojowych So Beau-
tiful i Levels. Po równie sto-
nowanych The Worst i Good 
Morning Glasper ożywia się 
w standardzie Stella by Star-
light.
Pod koniec robi się poli-
tycznie, gdy Glasper wraca 
do swojego remaku z  Black 
Radio 2 – Jesus Children of 
America Stevie Wondera 
dedykowanego ofiarom tra-
gedii Sandy Hook Elemen-
tary School w  utworze Got 
Over, a  zaraz po nim re-
miksem I’m Dying of Thirst 
Kendricka Lamara, w  któ-
rych uznany aktor / akty-
wista Harry Belafonte i chór 
dzieci komentują swoje do-
świadczenia rasowe w Ame-

ryce na kanwie subtelne-
go tła fortepianu. To dość 
nieoczekiwana, skutecznie 
skłaniająca do refleksji kon-
kluzja skądinąd przyjem-
nej klubowej atmosfery po-
przednich utworów.
Covered to przegląd wszela-
kich gatunków w  ascetycz-
nym składzie klasyczne-
go tria fortepianu, perkusji 
i  kontrabasu, co jest jego 
zarówno wadą, jak i  zale-
tą. Formalnie to jazzowy 
skład, ale repertuar pra-
wie R&B, chwilami mono-
tonny. Nie ma tu żarliwości, 
którą pamiętam z  koncer-
tu (i  Black Radio), a  atmo-
sfera klubowa nie przeni-
ka do nagrania. Przyznaję, 
że koncert zadziałał na nie-
korzyść płyty, bo wysoko 
podniósł poprzeczkę ocze-
kiwań, i niestety je lekko za-
wiódł – to nie jest bezkom-
promisowe agresywne Black 
Radio, ale przyjemne klubo-
we granie na zimowe wie-
czory – świetny prezent, jeśli 
chcecie obdarowanego prze-
konać, że jazz nie gryzie. Co 
nie zmienia faktu, że z  ra-
dością pójdę na każdy kon-
cert Glaspera, a  Grammy – 
niekoniecznie za tę płytę, 
ale za całokształt – słusznie 
się mu należy.

Basia Gagnon
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The Notes opowiada historię 
jednej z  najsłynniejszych 
wytwórni płytowych, której 
płyty są dobrze znane każ-
demu słuchaczowi jazzu. 
Firma Blue Note została za-
łożona w  1939 roku przez 
niemieckiego emigranta  
Alfreda Liona i  amerykań-
skiego pisarza Maxa Margu-
lisa, który wyłożył środki na 
jej utworzenie. 
Wkrótce potem Marguli-
sa zastąpił inny niemie-
cki emigrant, fotograf Fran-
cis Wolff. I  to właśnie tych 
dwóch gentlemanów mia-
ło doprowadzić do sukcesu 
i  ponadczasowego znacze-
nia wytwórni. 
Ponieważ panowie nie zna-
li się na muzyce, roli dorad-
cy w  tej dziedzinie podjął 
się saksofonista Ike Quebec. 
I  już wkrótce potem dla fir-
my zaczęli nagrywać tacy 
mistrzowie, jak Thelonious 
Monk, Art Blakey, John Col-
trane, Bud Powell czy Miles 
Davis.
Oś filmu tworzy sesja seks-
tetu składającego się z  Lio-
nela Louekego, Ambro-
se’a  Akinmusire’a, Marcusa 
Stricklanda, Kendricka Scot-
ta, Roberta Glaspera i  Der-
ricka Hodge’a. Zespół na-
zwany został na potrzeby 
wydawnicze Blue Note All 
Stars, a  efektem jego pracy 

jest płyta Our Point Of View, 
która ukazała się w  2017 
roku. 
Sesja ta świetnie obrazu-
je przesłanie wynikające 
z  historii Blue Note. Przez 
zmienne koleje 80-letniego 
istnienia firmy muzyka wy-
chodząca pod jej szyldem, 
mając mocne oparcie w tra-
dycji, sięgała jednocześnie 
daleko w  przyszłość, śmia-
ło eksplorując i  wytyczając 
nowe kierunki. 
Symboliczne jest tu nagry-
wanie kompozycji Masqua-
lero, w której obok młodych 
gwiazd obecnej Blue Note 
wzięli udział sami Wayne 
Shorter (kompozytor tego 
utworu) i  Herbie Hancock. 
Takie spotkanie już samo 
w  sobie przywołuje minio-
ne dziesięciolecia i  stano-
wi przy tym idealny łącznik 
dwóch zasadniczych, prze-
platających się składowych 
filmu.
Film sięga do historii, korzy-
stając ze wspomnień, przede 
wszystkim Lou Donaldsona, 
ale także Shortera, Hanco-
cka i Rudy’ego Van Geldera. 
Wykorzystano też nagrania 
archiwalne z wypowiedzia-
mi kolejnego prezesa firmy 
– Bruce’a Lundvalla. 
Opowieści tych osób, pomi-
mo zaawansowanego wie-
ku pozostających wciąż 

Blue Note Records:  
Beyond The Notes
Reżyseria i scenariusz: Sophie Huber, 
produkcja: Mira Film, Isotope Films, 
polska dystrybucja: MusiCine,  
premiera: 2019.

Dawno już nie widziałem 
tak dobrego filmu doku-
mentalnego, emanującego 
tak dobrą energią i optymi-
zmem. Na dokument skła-
dają się nagrania z  począt-
ków działalności wytwórni 
Blue Note, archiwalne foto-
grafie i  rejestracja współ-
czesnej sesji nagranio-
wej, w  której uczestniczyły 
gwiazdy jazzu starszych 
i młodych pokoleń. Poza sfe-
rą wizualną wielkim atu-
tem obrazu jest znakomicie 
opracowany i  odtworzony 
dźwięk. Polska premie-
ra Blue Note Records: Bey-
ond The Notes w  reżyse-
rii szwajcarskiej reżyserki 
Sophie Huber odbyła się 9 
maja w  warszawskiej kino-
kawiarni Stacja Falenica.
Blue Note Records: Beyond 
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w  świetnej formie, przy-
wodzą na myśl pogawęd-
kę w gronie przyjaciół. Wy-
łaniający się z  wypowiedzi 
twórcy firmy i  jej legendy – 
Alfred Lion i  Francis Wolff 
– jawią się jako żywi, pełni 
dobra ludzie. 
Barwnym przykładem jest 
tu opowieść Shortera i Han-
cocka o  tym, jak Fran-
cis Wolff zaczynał tańczyć 
w  chwilach, kiedy nagra-
nia nabierały właściwego 
kształtu. Wprawdzie ten ta-
niec nie miał nic wspólnego 
z  rytmem muzyki, ale, jak 
wspominają muzycy, „jak 
Francis tańczył, to nagranie 
się udawało”.
Muzycy mówią o  unikal-
nej atmosferze i  świet-
nych warunkach stwo-
rzonych muzykom przez 
Liona i Wolffa – swobodzie 
wypowiedzi, umożliwia-
niu przeprowadzania prób 
wszystkich utworów, za 
które muzycy także otrzy-
mywali wynagrodzenie, 
możliwości wpływania 
przez nich na ostateczny 
kształt nagrania. Wszyst-
ko to, a  także nadrzędność 
wartości artystycznej nad 
celem biznesowym, stwo-
rzyło grunt dla muzyki, 
która wpisała się na trwa-
łe w historię jazzu, a nawet 
w  istotny sposób ją współ-

tworzyła. Lou Donaldson 
przypomina także, jak Al-
fred Lion poznał się na ta-
lencie Theloniousa Monka 
i  pomimo że jego wyjąt-
kowe i  nowatorskie, jak 
na owe czasy, koncepcje 
w  ogóle nie były rozumia-
ne, wspierał go przez pięć 
lat pomimo braku sukce-
su komercyjnego, łożąc na 
utrzymanie pianisty.
Do historii Blue Note na-
wiązują młodzi muzycy 
tworzący obecnie jej mu-
zyczny wizerunek, podob-
nie jak aktualny prezes 
firmy Don Was. Solidne 
merytoryczne wsparcie za-
pewnił filmowi Micha-
el Cuscuna, od 1984 roku 
pełniący w  Blue Note rolę 
konsultanta i  producenta 
reedycji. Jest on też właś-
cicielem archiwum zdjęć 
Francisa Wolffa. Dzięki 
wykorzystaniu tych nie-
zwykłych fotografii twórcy 
filmu, wykorzystując zna-
komicie montaż, ilustru-
ją narrację wspomnień ar-
tystów, aby przystępnie 
i  atrakcyjnie przybliżyć 
dawne fakty i  najważniej-
szych muzyków. Jedno-
cześnie pokazuje się, jak 
powstawały niepowta-
rzalne, ikoniczne okładki 
płyt Blue Note, odwołujące 
się do stylistyki Bauhaus, 

tworzone przez kolejnego 
człowieka legendę – Reida 
Milesa.
Film wyjaśnia przyczyny za-
wieszenia działalności firmy 
w  1974 roku. Jej wznowienie 
pod prezesurą byłego sze-
fa Columbii Bruce’a  Lund-
valla na nowo przywróciło 
prestiż tej marki. Podczas tej 
przerwy doszło do poważ-
nych zmian społeczno-kul-
turowych. O  zjawisku hip
-hopu, który z  tych zmian 
wynikał, a dla którego zna-
lazło się miejsce w katalogu 
odrodzonej wytwórni, opo-
wiadają Ali Shaheed Mu-
hammad i  Terrace Martin. 
Dowodząc tym samym, jak 
duże znaczenie ma obec-
nie hip-hop jazz, którą to 
tezę skwapliwie potwierdza 
między innymi Robert Gla-
sper.
Optymizmem napawają wy-
powiedzi młodych muzyków, 
którzy z  ogromnym szacun-
kiem odnoszą się do tradycji, 
ale też odważnie sięgają do 
współczesnych brzmień. To 
dobrze rokuje na przyszłość, 
nie tylko legendarnej wy-
twórni, ale i jazzu w ogóle. 
Film wyświetlany jest w pol-
skich kinach, a od września 
można również go nabyć na 
DVD.

Cezary Ścibiorski
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12
października

WARSZAWA

BIAŁOŁĘCKI OŚRODEK KULTURY: AGA ZARYAN
Aga Zaryan w swojej twórczości kontynuuje tradycję dokonań 
legendarnych wokalistek jazzowych. Wokalistka wystąpi 12 paź-
dziernika w Białołęckim Ośrodku Kultury.
Aga Zaryan uznanie zawdzięcza wyjątkowemu stylowi z cha-
rakterystyczną lekkością frazowania i ciepłym matowym tonem 
głosu. Artystka jest laureatką najważniejszych nagród w branży 
muzycznej, od lat uznawana za jedną z najlepszych wokalistek 
jazzowych w Polsce (ankieta Jazz Top magazynu Jazz Forum). 
Jest również aktywną działaczką społeczną, między innymi am-
basadorką Polskiej Akcji Humanitarnej, sojuszniczką Kampanii 
Przeciw Homofobii. Za swoją działalność została wyróżniona na-
grodą Gwiazda Dobroczynności 2017.

9-12
października

BYDGOSZCZ

MÓZG FESTIWAL 
Międzynarodowy Festiwal Muzyki Współczesnej i Sztuk Wi-
zualnych Mózg Festival jest spotkaniem artystów tworzących 
w różnych rejonach muzyki współczesnej, sztuki performance’u, 
audio i wideo instalacji, w których muzyka odgrywa istotną rolę. 
Nadchodząca edycja festiwalu odbywać się będzie pod hasłem 
„Sztuka jako droga do rozumienia”.
Wśród gwiazd tegorocznej edycji znaleźli się: Zoë Mc Pherson, 
trio Majewski/Buhl/Żach, Mats Gustafsson i projekt Dylana Mal-
letta pod nazwą Silver Waves. Bydgoski festiwal będzie gościć 
także wybitnych performerów Wojciecha Kowalczyka i Lenkę 
Klodovą. Wydarzenia festiwalowe odbywać się będą od 9 do 12 
października w klubie Mózg w Bydgoszczy.

10-13
października

SOPOT

SOPOT JAZZ FESTIVAL
Rainer Kern objął w tym roku funkcję kuratora odpowiedzialnego 
za program artystyczny Sopot Jazz Festival. Tegoroczna edycja 
festiwalu odbywać się będzie od 10 do 13 października.
Rainer Kern, jako niezależny menadżer kultury, kurator oraz 
producent, kierował imprezami w takich miejscach jak Heidel-
berg, Mannheim, Ludwigshafen, Kuala Lumpur, prowincja Yun-
nan w Chinach oraz Nowy Jork. Podczas tegorocznej edycji So-
pot Jazz Festival zagrają między innymi Marcin Wasilewski Trio 
z gościnnym udziałem Adama Pierończyka, Archie Shepp i Jo-
achim Kühn. Imprezę wzbogaci również bardzo obszerny pro-
gram edukacyjny – Kids in Sopot.
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19-20
października

BIAŁA 
PODLASKA

PODLASIE JAZZ FESTIVAL
Na najbliższej 17. edycji Podlasie Jazz Festiwal wystąpią między 
innymi: Anna Maria Jopek z Krzysztofem Herdzinem przy for-
tepianie i Robertem Kubiszynem na basie, a także legenda pol-
skiego jazzu Wojciech Karolak, świętujący 60-lecie pracy arty-
stycznej. Z USA przyjedzie światowej klasy nowojorski gitarzysta 
Dean Brown.
Jazzowy festiwal w Białej Podlaskiej został zapoczątkowany i jest 
nieprzerwanie organizowany przez miejscowego muzyka jazzo-
wego Jarosława Michaluka – absolwenta Wydziału Jazzu Akade-
mii Muzycznej w Katowicach, od 20 lat szefa Bialskopodlaskiego 
Stowarzyszenia Jazzowego. Wydarzenie ma już renomę również 
dzięki gwiazdom, które na nim wystąpiły. Byli to między innymi 
Kevin Mahogany, Hiram Bullock, Michael Patches Stewart, Saskia 
Laroo i Nippy Noya.

13, 25
października,

1
listopada

BYDGOSZCZ

BYDGOSZCZ JAZZ FESTIVAL
Stowarzyszenie Artystyczne Eljazz już po raz 19. organizuje Byd-
goszcz Jazz Festival. W ramach tegorocznej edycji odbędą się 
trzy koncerty – 13 i 25 października oraz 1 listopada. Wystąpią 
Eljazz Big-Band i Orkiestra Kameralna Opery Novej w projekcie 
Polish Jazz – Krzysztof Komeda oraz brytyjski perkusista i pro-
ducent Simon Philips.
W jazzowej bitwie pomiędzy Bydgoszczą a Toruniem zagrają 
Funkyou1 Band, złożony przede wszystkim z absolwentów Aka-
demii Muzycznej w Bydgoszczy i QYaVy – grupa doświadczo-
nych toruńskich muzyków, reprezentujących kilka pokoleń. Fe-
stiwal zakończą zaduszki jazzowe z udziałem Krystyny Prońko 
i Eljazz Big-Band oraz koncert Grega Osby’ego z USA i Tala Co-
hena z Izraela.

aF L : w w w . j a z z p r e s s . p l

mailto:jazzpress@radiojazz.fm
https://www.facebook.com/JazzPRESSpl
https://twitter.com/JazzpressPL
https://pl.pinterest.com/jazzpress/
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17-20
października

LEGIONOWO

MAZOWIECKI JAZZ JAM LEGIONOWO
Zespół Bibobit oraz Sekstet Sławka Jaskułke 
uświetnią 17 października Mazowiecki Jazz Jam 
Legionowo. Następnego dnia w Miejskim Ośrodku 
Kultury w Legionowie zagra Mateusz Smoczyński 
Quintet oraz światowej sławy pianista Adam Ma-
kowicz.
W trakcie festiwalu przewidziane są również wy-
stępy Legionowskiej Szkoły Bluesa pod hasłem 
„Jazz na ulicach”. Od 5 do 25 października będzie 
można także zwiedzać wystawy w Galerii Sztu-
ki Ratusz: Kolory Jazzu – plakaty Agnieszki Sob-
czyńskiej, a także obrazy inspirowane muzyką – 
Muzyczne wibracje, malarzy ze Związku Polskich 
Artystów Plastyków.  WIĘCEJ  >>

16
października

WARSZAWA

PARDON, TO TU: FRED FRITH TRIO
Wybitny awangardowy gitarzysta Fred Frith, 
w ramach trasy, na której świętuje swoje siedem-
dziesiąte urodziny, zawita do warszawskiego klu-
bu Pardon, To Tu.
Fred Frith debiutował na początku lat siedem-
dziesiątych XX wieku jako lider Henry Cow, jed-
nej z najważniejszych formacji w historii arty-
stycznego rocka. Jego charakterystyczną grę 
o folkowo-rockowych korzeniach można podzi-
wiać między innymi w zespołach Art Bears, Mas-
sacre, Skeleton Crew, Keep the Dog, Fred Firth 
Guitar Quartet i Cosa Brava. Artysta należy do 
najbardziej oryginalnych gitarzystów awangar-
dy. Tym razem – na jedynym koncercie w Pol-
sce i pierwszy raz w Pardon, To Tu – gitarzysta 
wystąpi wspólnie z Jasonem Hoopsem na basie 
i Jordanem Glennem na perkusji.  WIĘCEJ  >>

https://jazzpress.pl/koncerty/mazowiecki-jazz-jam-legionowo-2019
https://jazzpress.pl/koncerty/mazowiecki-jazz-jam-legionowo-2019
https://jazzpress.pl/koncerty/fred-frith-trio-70th-birthday-tour
https://jazzpress.pl/koncerty/fred-frith-trio-70th-birthday-tour
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23-26
października

KOSZALIN

HANZA JAZZ FESTIWAL
Amerykańskie trio Alexa Goodmana, międzyna-
rodowy skład Florian Arbenz & Vistel Brothers, 
polski Orange Trane i kolejni goście zza oceanu 
Black Art Jazz Collective – to wykonawcy tego-
rocznego koszalińskiego festiwalu Hanza Jazz.
Celem Hanza Jazz Festiwalu jest sprowokowanie 
dialogu między młodymi artystami oraz dosko-
nalenie warsztatu muzycznego uczestników to-
warzyszących mu warsztatów. Festiwal zachęca 
do aktywnego uczestnictwa w kulturze oraz po-
znawania jazzu nie tylko przez uczestników war-
sztatów, ale i widzów, mieszkańców miasta oraz 
turystów.  WIĘCEJ  >>

25
października

– 8
listopada

GŁOGÓW

GŁOGOWSKIE SPOTKANIA JAZZOWE
W programie tegorocznych Głogowskich Spotkań 
Jazzowych znajdziemy pokazy filmów: Jazz na 
Kalatówkach: czyli wolność improwizowana oraz 
Blue Note Records: Beyond the Notes. Wrażenia 
koncertowe zapewnią: Jazz Band Młynarski Ma-
secki, Otto Hejnic Trio, Wojtek Justyna TreeOH!, 
zespół Laboratorium oraz Ozmosys Omar Hakim 
& Rachel Z.
W ramach Głogowskich Spotkań Jazzowych 
program edukacyjny dla szkół zatytułowany Hi-
storia jazzu w kreskówce poprowadzi Andrzej 
Winiszewski. Lekcji mistrzowskiej w trakcie war-
sztatów wokalnych udzieli Mario Szaban, a Moni-
ka Mimi Wydrzyńska i David Daniel poprowadzą 
Głogowskie Warsztaty Gospel.  WIĘCEJ  >>

http://ck105.koszalin.pl/wydarzenia-kulturalne/xv-hanza-jazz-festiwal/
http://ck105.koszalin.pl/wydarzenia-kulturalne/xv-hanza-jazz-festiwal/
http://www.mok.glogow.pl/index.php/imprezy/28-koncerty/festiwale/595-35-glogowskie-spotkania-jazzowe
http://www.mok.glogow.pl/index.php/imprezy/28-koncerty/festiwale/595-35-glogowskie-spotkania-jazzowe
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2
października

– 30
stycznia

STANISŁAW SOYKA – TRASA KONCERTOWA
Muzyka i słowa jest pierwszym od prawie piętnastu lat, w pełni 
autorskim dziełem Stanisława Soyki. Sam artysta określa mu-
zykę zamieszczoną na nim jako mieszankę folku, R&B, bluesa, 
reggae i ballady. Razem ze swoim zespołem już jesienią Soyka 
odwiedzi największe polskie miasta.
Stanisław Soyka zagra piosenki z najnowszej swojej płyty mię-
dzy innymi w Teatrze Wielkim w Poznaniu, Filharmonii Podkar-
packiej w Rzeszowie, w Filharmonii im. Mieczysława Karłowicza 
w Szczecinie, w Filharmonii Bałtyckiej w Gdańsku, Operze Kra-
kowskiej, Filharmonii Łódzkiej, w Narodowym Forum Muzyki we 
Wrocławiu, Filharmonii im. Henryka Wieniawskiego w Lublinie 
i Teatrze Roma w Warszawie.

2-10
listopada

KRAKÓW

KRAKOWSKIE ZADUSZKI JAZZOWE
64. Krakowskie Zaduszki Jazzowe tym razem zagoszczą w Kra-
kowie, Wieliczce, Trzebinii, Lanckoronie i Zabierzowie. Kulminacją 
wydarzenia będą koncerty w Nowohuckim Centrum Kultury, na 
których zagrają Krzysztof Kobyliński i Daniele di Bonaventura, 
a po nich Marek Napiórkowski prezentując program z najnow-
szej swojej płyty Hipokamp, z udziałem Mino Cinelu.
Wydarzenia w pozostałych miastach uświetnią: A Handful Of Ac-
cepdance, Krzysztof Ścierański, Luis Nubiola Trio, Leszek Żądło 
Quartet i Duo Laboratorium. Wydarzeniem specjalnym tej edy-
cji Zaduszek będzie specjalny pokaz filmu Ikar. Legenda Mietka 
Kosza – 10 października w Kinie pod Baranami. Po seansie w ra-
mach programu Tribute To Mietek Kosz zagrają Katarzyna Pie-
trzko i Wojtek Groborz Trio.

15-24
listopada

WROCŁAW

JAZZTOPAD FESTIVAL
Charles Lloyd, Makaya McCraven, Anouar Brahem, Nicole Mit-
chell, Shabaka Hutchings, Vijay Iyer, Wadada Leo Smith, Danilo 
Pérez i Vincent Courtois wystąpią podczas 16. edycji Jazztopad 
Festival. Koncerty odbywać się będą od 15 do 24 listopada w Na-
rodowym Forum Muzyki we Wrocławiu.
Tradycyjnie znakiem rozpoznawczym Jazztopadu są premiero-
we wykonania. Tym razem usłyszeć będzie można aż pięć pra-
wykonań, między innymi Charlesa Lloyda, Vincenta Courtoisa 
Trio z Lutosławski Quartet i Danilo Péreza. Po raz kolejny spe-
cjalna edycja wrocławskiego Jazztopad Festival pojawi się też 
w Stanach Zjednoczonych i Kanadzie, dzięki współpracy festiwa-
lu z Instytutem Adama Mickiewicza.
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3
listopada

GŁOGÓW

JAZZKLUB: SOKRATIS SINOPOULOS QUARTET, 
NIKOLA KOŁODZIEJCZYK & NOSPR STRINGS
Gwiazda wytwórni ECM – Sokratis Sinopoulos wy-
stąpi 3 listopada w katowickim JazzKlubie. Sokratis 
Sinopoulos jest współczesnym mistrzem liry, instru-
mentu smyczkowego o tradycji sięgającej czasów 
bizantyjskich. Sinopoulos przekracza granice gatun-
ków pomiędzy jazzem i muzyką klasyczną, a jedno-
cześnie pozostaje wierny ludowym tradycjom Grecji 
i wschodniego regionu Morza Śródziemnego.
W 2010 roku założył Sokratis Sinopoulos Quar-
tet, którego debiutancki album Eight Winds zo-
stał doskonale oceniony przez recenzentów na 
całym świecie. Sokratis grywa na scenie i w stu-
diach nagraniowych z Charlesem Lloydem, Arą 
Dinkjianem, Loreeną McKennitt, Eleni Karaindrou, 
Jean-Guihenem Queyrasem i Rossem Dalyem. 
W Katowicach wystąpi z zespołem smyczkowym 
NOSPR-u pod batutą znanego kompozytora 
i aranżera Nikoli Kołodziejczyka.  WIĘCEJ  >>

https://jazzpress.pl/koncerty
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W  Polsce boom na muzykę Johna 
Zorna najmocniej dał się zauważyć 
na przełomie stuleci, jednak po-
mimo upływu lat postać nowojor-
skiego, niepokornego artysty wciąż 
intryguje, a  on sam nadal poszu-
kuje – zdawać by się mogło – w ca-
łym dostępnym dorobku ludzkiej 
kultury. Nadal pozostaje też bez-
kompromisowy, czego dobitnym 
dowodem podczas katowickie-
go koncertu był absolutny zakaz 

wnoszenia jakichkolwiek urzą-
dzeń rejestrujących dźwięk i obraz 
(dlatego nie ilustrujemy tej rela-
cji zdjęciami z  wydarzeń – przyp. 
red.). Jakby Zorn chciał powiedzieć: 
„To dzieje się tu i  teraz – ile usły-
szysz, zobaczysz i  zapamiętasz za-
leży od Ciebie, nie pozwolę, by co-
kolwiek rozpraszało wykonawców, 
mnie, ciebie i pozostałe osoby, któ-
re przyszły na koncert. Teraz liczy 
się tylko muzyka”.

Rafał Zbrzeski 

zbrzeski@radiokrakow.pl 

Autor jest dziennikarzem Radia Kraków.

Maraton muzyczny Johna Zorna w ramach  

Biennale Industrii – Katowice,  

Muzeum Śląskie, 28 września 2019 r.

Inna twarz Johna Zorna
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Stwierdzenie, że czekałem na ten 
koncert całe życie byłoby może 
przesadą, ale tylko niewielką i na 
dodatek uprawnioną. To właś-
nie zetknięcie z  twórczością Joh-
na Zorna sprawiło, że zaintere-
sowałem się jazzem i  muzyką 
improwizowaną, a  okoliczności 
sprawiły, że do tej pory nigdy nie 
miałem okazji usłyszeć nowojor-
skiego artysty na żywo. Końcem 
września nadarzyła się sposob-
ność, by zmienić ten stan rzeczy 
i  to od razu w  wersji maksimum 
– Muzeum Śląskie już kilka mie-
sięcy temu ogłosiło, że głównym 
punktem pierwszego Biennale In-
dustrii będzie maraton twórczo-
ści Zorna.

Intymne spotkanie

Pierwsze spojrzenie na plakaty 
i  rozpiskę wydarzenia rzeczywi-
ście sprawiały wrażenie wyzwa-
nia z  cyklu „tylko dla najtwar-
dszych”. Ponad osiem godzin 
koncertów, blisko dwudziestu 
muzyków i  przekrój przez róż-
ne okresy i  aspekty sztuki mu-
zycznej Amerykanina. Kto choć 
trochę orientuje się w  jego do-
robku, ten wie, że mogło to ozna-
czać właściwie wszystko, ponie-
waż kompozytor i  saksofonista 
ma na swoim koncie nieprzebra-
ną liczbę płyt, projektów i utwo-
rów, a  jego fascynacje rozciąga-
ją się na tak rozległe terytoria, 

że właściwie trudno w pojedynkę się w nich zo-
rientować.
Na miejscu szybko okazało się, że to co mogło 
wydawać się morderczą próbą zmierzenia się 
z  nieprzebranym morzem dźwięków wykreo-
wanych przez artystę totalnego, w  rzeczywisto-
ści będzie miało kształt wyciszonego, złożonego 
z wielu mniejszych elementów, intymnego spot-
kania. Intymności sprzyjały zarówno wnętrze 
muzeum – sceneria z definicji poświęcona sztu-
ce – oraz stosunkowo niewielka liczba publicz-
ności (sporo poniżej stu osób, więcej po prostu 
się nie zmieściło, a bilety na wydarzenie zniknę-
ły bardzo szybko).
Podczas całego maratonu najliczniejszym, wy-
stępującym jednorazowo składem był kwintet, 
a  z  kolei w  programie zupełnie zabrakło ekstre-
malnych doznań z katalogu dokonań Zorna, czy-
li muzyki spod znaku Painkiller czy Naked City. 
Muzyka eksperymentalna pojawiła się w  szcząt-
kowych ilościach, głównie za sprawą pochodzą-
cej z  przełomu lat siedemdziesiątych i  osiem-
dziesiątych kompozycji Hockey, był to też jedyny 
moment wydarzenia, kiedy John Zorn zaprezen-
tował się jako wykonawca – w triu z perkusjona-
listką Sae Hashimoto i wiolonczelistą Mikem Ni
colasem. Niestety, w tym przypadku okazało się, 
że awangardowe koncepcje sprzed kilku dekad 
potrafią niezbyt ładnie się zestarzeć i  dziś po-
winny chyba być traktowane głównie jako cieka-
wostka.
Co ciekawe, jazz o  nowojorskim sznycie rów-
nież został ledwie zasygnalizowany, a  to za spra-
wą jednego z  pierwszych występów tego dnia. 
Zespół w  składzie: Brian Marsella – fortepian, 
Trevor Dunn – kontrabas i  Kenny Wollesen – 
perkusja, zaprezentowali  muzykę utrzymującą 
więź z  tradycją sceny Downtown, było więc szyb-
ko, gęsto, z nagłymi zwrotami akcji i nielicznymi, 
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Ogromne wrażenie zrobiło na 
mnie wykorzystanie niestandar-
dowych sposobów gry – na przy-
kład fragment, gdy każdy z dwóch 
wiolonczelistów używał dwóch 
smyczków, które posłużyły nie tyl-
ko do wydobycia dźwięków z  in-
strumentów, ale także odegra-
ły rolę skrzydeł przecinających ze 
świstem powietrze. Jako że muzy-
cy usadowieni byli twarzami do 
siebie, występ nabrał na moment 
cech parateatralnych, przypomi-
nając walkę ogromnych, czarnych 
ptaków. Wszystko odbywało się 
oczywiście pod okiem Zorna, któ-
ry przez cały czas stał lub siedział 
z  boku, obserwując, niczym de-
miurg, swoje dzieło.

Zadziwiające częstotliwości

Przepięknym występem popisał się 
gitarowy duet Julian Lage i  Gyan 
Riley (syn jednego z  najbardziej 
znaczących twórców amerykań-
skiego minimalizmu Terry’ego Ri-
leya). Muzycy w porywający sposób 
wykonali fragmenty albumu Mid-
summer Moons i  kilka wybranych 
miniatur, spośród trzystu napisa-
nych przez Zorna na potrzeby cy-
klu Bagatelles. Obaj gitarzyści z za-
chwycającą lekkością i precyzją, ale 
i wyraźną radością z grania, zapre-
zentowali się publiczności zebranej 
w Muzeum Śląskim.
Kolejnym wartym wspomnienia 
fragmentem maratonu był koncert 

stonowanymi momentami. Muzycy zagrali frag-
menty z tegorocznego albumu The Hierophant, bę-
dącego przekładem na język muzyki tajemnicze-
go świata tarota dokonanym przez Zorna. Koncert 
był emanacją najlepiej rozpoznawalnych elemen-
tów stylu kompozytorskiego nowojorczyka, a dzię-
ki mistrzowskiemu wykonaniu, jednym z  najlep-
szych fragmentów dnia.

Walka ogromnych, czarnych ptaków

W  trakcie całego maratonu dominowała współ-
czesna kameralistyka i muzyka nowa, a sam Zorn 
obsadził się przede wszystkim w  rolach kreatora 
i kuratora całego przedsięwzięcia. Szybko ujawniła 
się też pewna przewrotność artysty. Z nowojorczy-
kiem w Katowicach pojawiło się niemal dwudzie-
stu muzyków, poza wymienionymi wcześniej byli 
wśród nich jeszcze między innymi: Ches Smith 
i  Erik Friedlander. Rychło okazało się też, że naj-
bardziej rozpoznawalne nazwiska wcale nie mu-
szą grać w  tym przedsięwzięciu przysłowiowych 
„pierwszych skrzypiec”.
Szczególnie dużo miejsca Zorn poświęcił utwo-
rom napisanym na instrumenty smyczkowe. 
W  przestrzeni Muzeum Śląskiego, pośród zbio-
rów malarstwa, zabrzmiały między innymi: 
Ouroboros (duet wiolonczelowy z  albumu Hen 
To Pan z roku 2015), utwór na wiolonczelę solo As 
Above So Below oraz wykonany w  trio (na dwie 
wiolonczele i  skrzypce) Freud z  ubiegłoroczne-
go albumu There Is No More Firmament. Uwagę 
przyciągał zwłaszcza fenomenalny wiolonczeli-
sta Mike Nicolas, którego biegłość instrumental-
na wprawiała w osłupienie. Bez różnicy czy grał 
solo, w  duecie z  Jayem Campbellem lub Erikiem 
Friedlanderem czy w  jakiejkolwiek innej konfi-
guracji – przez cały czas Nicolas zachwycał tech-
niką, swobodą i polotem.
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żeńskiej grupy wokalnej, któ-
ry miał miejsce w  scenerii gale-
rii sztuki sakralnej. Wśród rzeźb 
i  innych dzieł sztuki, odwołują-
cych się do tematyki duchowej, Ra
chel Calloway, Kirsten Sollek, Sa
rah Brailey, Eliza Bagg i Elizabeth 
Bates wspięły się na wyżyny sztu-
ki wykonawczej, prezentując mię-
dzy innymi fragment cyklu Book 
Of Angels zatytułowany Amaliel 
(co ciekawe, nie znalazłem płyty 
o  tym tytule). Piękne, poruszające 
głosy osiągające zadziwiające czę-
stotliwości przy zachowaniu melo-
dyjności i  płynności wykonawczej 
poruszyły publiczność do głębi, 
a i sam kompozytor sprawiał wra-
żenie wielce zadowolonego z  tego 
występu.

Niedosyt pozostawił we mnie natomiast koncert 
tria w składzie: Sae Hashimoto – wibrafon, Trevor 
Dunn – kontrabas i Ches Smith – perkusja. Zespół 
wykonał tylko jedna kompozycję, noszącą tytuł 
Naked Lunch i pochodzącą z albumu The Interpre-
tation Of Dreams z roku 2017. Szkoda, że ich występ 
trwał zaledwie nieco ponad dziesięć minut, bo 
z cała pewnością muzycy mają znacznie więcej do 
zaoferowania niż byli w stanie zaprezentować.
W Katowicach spotkałem się z nieco inną twarzą 
Johna Zorna niż ta, od której zacząłem przygodę 
z jego muzyką, to co usłyszałem również odbiegało 
od tego czego się spodziewałem. Zornowski mara-
ton pozostawił we mnie mieszaninę bardzo pozy-
tywnych wrażeń i sporo niedosytu. Ale nie można 
przecież mieć wszystkiego. Zwłaszcza w  przypad-
ku tego artysty, który dał wyraźnie dał do zrozu-
mienia, że jeżeli ktoś ma chęć słuchać jego muzy-
ki na żywo – to na jego warunkach, bez żadnych 
kompromisów. �

fot. Rafał Wyrwich, Muzeum Śląskie
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Wokół tego pytania trwa wiecz-
na nieomal dyskusja. Współczes-
ne migracje stwarzają wymarzone 
warunki do narodzin ciekawych 
zjawisk we wszystkich rodzajach 
sztuki. To, co dzieje się w  Berlinie 
albo w  Londynie żywo przypomi-
na sytuację z nowoorleańskich cza-
sów narodzin jazzu, poprzez niewy-

muszone przez organizatorów życia 
muzycznego wszelkiej maści „mel-
ting poty”. Życiowe problemy muzy-
ków, spotykających się w  centrach 
migracyjnych, obecne są w ich mu-
zyce. 
Moje krótkie pobyty w Nowym Jor-
ku, Berlinie czy Londynie były bar-
dzo muzyczne. Każde z  tych miast 

Czy to jazz, czy nie jazz?
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Lech Basel 

jazzograf@gmail.com

Cykada – Wrocław, Vertigo Jazz Club & Restaurant,  

25 września 2019 r.
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generowało swoje brzmienie. Nowy 
Jork to był wiszący w powietrzu jazz 
i  rap, w  Berlinie słyszałem tech-
no i  free jazz, natomiast w  Londy-
nie był prawdziwy kocioł muzy-
ki z  całego świata. Nic dziwnego, 
że pojawiło się określenie „londyń-
ska scena jazzowa”. Shabaka Hut-
chings zaczął grać od Jazztopadu po 
Newport. Ta nowa muzyka zaczę-
ła podbijać świat, stawała się inspi-
racją dla młodych muzyków, także 
z  Polski. Częstym gościem w  stoli-
cy Wielkiej Brytanii był Wojtek Ma-
zolewski. Swoich fascynacji tą sce-
ną nie kryją też członkowie zespołu 
EABS, wciągając do współpracy jed-
nego z  wybitniejszych saksofoni-
stów tej sceny, Tenderloniousa. Tam 
też rozwinął się niesamowicie ta-
lent Krzysztofa Urbańskiego.
Moje doświadczenia, jako fana 
jazzu, też były bardzo zróżnico-
wane. Trzy lata temu w  Londy-
nie słuchałem amerykańskiego 
pianistę Jasona Morana ze swo-
im kwartetem z  towarzyszeniem 
polskich muzyków. Rok temu nie-
oczekiwanie byłem na koncercie 
Philippe Lemm Trio w klubie Ron-
niego Scotta. Zabrakło czasu na wi-
zytę w typowo nowofalowych miej-
scach, polecanych mi przez Marka 
Pędziwiatra. Musiało mi wystar-
czyć coś, z  czego długo nie zdawa-
łem sobie sprawy – brzmienie mia-
sta. Miks dźwięków ulicy, metra, 
lotniska, przeróżnej muzyki dobie-
gającej z barów, restauracji, pubów. fo
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Pierwszy raz odkryłem takie brzmienia podczas po-
wolnych spacerów po Manhattanie. Zawsze do tej 
pory dziwiłem się słowom jazzmanów, którzy twier-
dzili, że to nowojorska ulica inspiruje ich twór-
czość – nie potrafiłem tego zrozumieć. Usłyszałem 
na własne uszy, sprawdziłem na koncertach i już się 
nie dziwię.
Na wrocławskim koncercie formacji Cykada usły-
szałem Londyn taki, jaki pozostał w  mej pamięci 
po ubiegłorocznej wizycie w tym mieście. I prawdę 
mówiąc, sam jestem tym faktem bardzo zdziwio-
ny, że ja, młody inaczej facet bliżej siedemdziesiątki 
„kupuję” taką muzę. Najprawdopodobniej wyczu-
wam jej autentyczność. Długowłosi młodzi muzy-
cy z  Londynu nic nie udają, nic nie wciskają, usi-
łując grać w  modnym ostatnio stylu. Oni są sobą, 
przefiltrowują przez swoje różne doświadczenia 
muzyczne i życiowe dźwięki, które otaczają ich co-
dziennie z  ogromną intensywnością. I  grają swo-
je. W niezwykłych podziałach rytmicznych, zaska-
kująco chwytliwych melodiach, prostych wręcz 
tanecznych, że aż nogi same chodzą, a czasem tak 
spokojnych, że można zasnąć. Momentami czuło 

się jak na koncercie typowo meta-
lowym, chwilami jak w  rasowym 
klubie jazzowym, aby zaraz zna-
leźć się w dubstepowym królestwie 
niskich tonów...
Nieliczni ortodoksi metalu opusz-
czali klub razem z  ortodoksami 
jazzu. Ja wytrwałem do końca. I do-
brze, bo druga połowa koncertu 
była jeszcze ciekawsza niż pierwsza, 
a całość zakończyła się owacjami na 
stojąco i oczywiście bisem. Wycho-
dziłem z  koncertu bardzo zmęczo-
ny. Przez długie jego fragmenty nie 
dało się ani spokojnie usiedzieć, ani 
ustać. Spora część młodej publicz-
ności bez przerwy nieomal wyko-
nywała energiczne ruchy, podobno 
taneczne, a ścisk był ogromny.
W moim ulubionym klubie powia-
ło światem. Jeśli mógłbym mieć ja-
kieś życzenia, to w  zasadzie tylko 
jedno – oby tak częściej! �
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Trudno nie lubić Michaela Bublé’a. 
Przebojowy repertuar i  ujmujący 
styl bycia powodują, że kontakt z jego 
osobą i piosenkami sprawia odbiorcy 
dużą przyjemność. Artysta podczas 
trasy koncertowej promującej naj-
nowszy album Love, odwiedził Pol-
skę, dając dwa koncerty.
Zaczęło się od mocnego uderzenia 
i wielkiego przeboju Feeling Good za-
śpiewanego na przywitanie. Klasyki 
stanowiły większość repertuaru wy-
stępu, a ze sceny popłynęły dźwięki 
między innymi Smile, My Funny Va-

lentine, When I’m Fall In Love oraz Cry 
Me A  River. Wokalistę wspierał nie-
mal czterdziestoosobowy big-band, 
jednak zupełnie nie czuło się mu-
zycznej siły tej dość potężnej ma-
chiny. Bezpretensjonalność główne-
go bohatera wydarzenia, poczucie 
humoru, dystans do siebie samego, 
świetne prowadzenie całego show 
oraz kapitalny kontakt z  publicz-
nością, sprawiły, że często miało się 
wrażenie uczestniczenia w  kame-
ralnym, skierowanym do garstki wy-
brańców koncercie.

Krzysztof Komorek 

donos@wp.eu

Michael Bublé – Łódź, Atlas Arena,  

19 września 2019 r.

Wielki show Michała
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Bublé pozwolił zaśpiewać komuś 
z  publiczności, wypchnął na front 
jednego z  trębaczy, sam dołączając 
do chórku. W  drugiej części występ 
przerodził się w wielki show. Woka-
lista – z lekkim przymrużeniem oka 
– powrócił do repertuaru z  samych 
początków profesjonalnej kariery. 
Scenografia przeniosła widzów do 
sali balowej z końca XX wieku, a ar-
tysta zaśpiewał kolejno Buona Sera 
Signorina, Just a  Gigolo i  You Never 
Can Tell.
Bisy rozpoczęła instrumentalna 
prezentacja zespołu towarzyszące-
go z  solówkami fortepianu i  kon-
trabasu, wkrótce na scenę wrócił 
także Michael Bublé, żegnając się 
z  publicznością trzema dodatko-
wymi utworami i  kończąc niemal 
dwugodzinny występ hitem You’re 
Always On My Mind.
Znakomita to była rozrywka. Świet-
nie przygotowany pod każdym 
względem show. Atrakcyjny muzycz-
nie, ale i wizualnie. Niestety nieco za-
kłócony słabą akustyką w Atlas Are-
nie. Jednakże bez dwóch zdań warto 
się było wybrać na spotkanie z uro-
kliwym Kanadyjczykiem. �fot. Konrad Kubuśka DM Agency
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Aya Al Azab: Twój tryb życia jest 
bardzo intensywny i  różnorodny. 
Do tego potrzeba umiejętności szyb
kiej adaptacji, przystosowywania 
się do otoczenia. Musiałeś tę umie
jętność w sobie wykształcić czy jest 
to dla ciebie naturalne i przychodzi 
ci to bez najmniejszego trudu?

Krzysztof Szmańda: To jedna z bar-
dziej interesujących i  inspirujących 
wartości. Zmienność. Na co dzień 
pracuję w orkiestrze Teatru Wielkie-
go w Warszawie, co bardzo lubię, ale 
tam rzadko można doświadczyć róż-
norodności. Gramy oczywiście często 
genialną muzykę, ale moja rola jest 

raczej odtwórcza. Ciężko tam o jakąś 
spontaniczność, którą, nie ukrywam, 
bardzo lubię, nie tylko w  muzyce, 
ale i  na co dzień. W  świecie jazzo-
wym, czy generalnie muzyki impro-
wizowanej, mam możliwość grania 
różnych projektów z  przeróżnymi 
ludźmi, w nowych miejscach i sytu-
acjach. Nie zastanawiam się wtedy, 
jak się przestawić, tylko po prostu to 
robię. To bardzo rozwijające. 

Na pewno potrzebna jest też umie
jętność szybkiego odpoczynku. Po
trafisz między jedną a drugą trasą 
wyłączyć myśli, wyciszyć się i  od
począć?

Krzysztof Szmańda – perkusista, absolwent Akademii Muzycznej im. Frydery-

ka Chopina w Warszawie (obecnie Uniwersytet Muzyczny Fryderyka Chopina). 

Od wielu lat związany na stałe z zespołem Orkiestry Teatru Wielkiego – Ope-

ry Narodowej w Warszawie. W latach 2000-2002 odbył podyplomowe studia 

w Thornton School of Music University of Southern California w Los Angeles, 

gdzie doskonalił swe umiejętności między innymi u boku Petera Erskine’a, 

Ndugu Chanclera i Erika Forrestera. Jest współzałożycielem poznańskiej for-

macji Soundcheck, która ma na swoim koncie sześć płyt i zdobyła między inny-

mi w 2005 roku Grand Prix Festiwalu Jazz nad Odrą we Wrocławiu, na którym 

Szmańda został także wyróżniony indywidualnie. 

Krzysztof Szmańda działa w różnych projektach, ostatnio poświęcając się prze-

de wszystkim muzyce jazzowej i improwizowanej. Współtworzy następujące for-

macje: Wójciński/Szmańda Quartet, Kocin Kociński Trio, Kamil Piotrowicz Sextet, 

KaMaSz (Kądziela, Mazurkiewicz, Szmańda), Marcin Olak Trio czy Doors Not Shut.

Za dużo analizujemy
Aya Al Azab 

aya.alazab@radiojazz.fm
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Czuję, że jest to umiejętność, której wciąż muszę się 
nauczyć, bo rzeczywiście, żyjąc na co dzień niemal-
że w biegu, ciężko się zatrzymać i po prostu usiąść. 
Na każdych wakacjach dopiero po dwóch, trzech 
dniach przychodzi wyciszenie myśli. Nawet czyta-
nie książki wychodzi mi lepiej poza Warszawą, gdzie 
na co dzień umysł pochłonięty jest tyloma sprawa-
mi, że trudno o spokój. Duże miasta chyba tak ma-
ją – narzucają swój rytm i energię, z której ciężko się 
potem wyzwolić. Zazdroszczę ludziom, którzy w tłu-
mie, w środku miasta, pomimo ataku tylu bodźców 
wokół, potrafią po prostu usiąść, poczytać, zrelakso-
wać się... Dla mnie to wciąż abstrakcja.

Właściwie od kiedy ukończyłeś studia na Akade
mii Muzycznej w Warszawie, czynnie działasz na 
polskiej scenie jazzowej. Ale zanim założyłeś z ko
legami poznański Soundcheck, odbyłeś studia po
dyplomowe w Los Angeles. Jak do tego doszło? Dla
czego akurat ten uniwersytet?

Doszło do tego całkowicie przy-
padkowo, bo nigdy wcześniej 
nie myślałem, że wyjadę gdzie-
kolwiek na tak długo. Dostałem 
stypendium na studia podyplo-
mowe, będąc w  warszawskiej 
Akademii Muzycznej. Miałem wtedy przyjemność 
poznać na jednym z  koncertów w  Akademii dy-
rygenta Larry’ego Livingstona, który był wówczas 
rektorem Thonton School of Music Uniwersyte-
tu Południowej Kalifornii. Zagraliśmy w  Warsza-
wie koncert z orkiestrą pod jego batutą, po którym 
kilka osób z orkiestry, łącznie ze mną, dostało za-
proszenie najpierw na wakacyjne kursy muzycz-
ne w Idyllwild w Kalifornii, a później na studia po-
dyplomowe na uniwersytecie w Los Angeles w 2000 
roku. Spędziłem tam dwa lata. Na miejscu udało 
mi się załapać również na dodatkowe przedmioty 

związane z muzyką improwizowa-
ną, jak zajęcia z  zespołu jazzowe-
go i zestawu perkusyjnego. Spotka-
łem kilku świetnych pedagogów, 
studiowanie u  nich pozwoliło mi 
nieco rozwinąć skrzydła. Byli to Er-Byli to Er-
ik Forrester, Peter Erskine, Ndugu 
Chancler czy też John Clayton.

Czy tamtejszy sposób edukacji 
i gry na perkusji zmienił drastycz
nie twoje podejście do tego instru
mentu? Czy było to raczej łagodne 
przejście?

Przede wszystkim od razu zauwa-
żyłem różnicę w systemie edukacji. 
Studiując muzykę w  Polsce, mia-
łem wrażenie, że każdy podąża tą 
samą drogą, gra te same utwory, 

gra podobną techniką itd... W  Sta-
nach już na samym początku dzie-
kan układając mi plan zajęć, pytał, 
co mnie interesuje, gdyż chcieli-
by dopasować program moich stu-
diów do moich zainteresowań 
[sic!]. To mnie zszokowało, bo nikt 
wcześniej w  polskiej szkole nigdy 
o to nie pytał. Zawsze coś mi kaza-
no, narzucano konkretny program, 
nie zwracając uwagi na moje upo-
dobania i preferencje. 

Cieszy mnie każdy nowy pro-
jekt, nieważne, z jakiej muzycz-
nej szuflady wyskoczył
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Innym genialnym doświadcze-
niem było obcowanie z  niespoty-
kaną wcześniej przeze mnie róż-
norodnością w  muzyce, głównie 
jazzowej. Wielu świetnych muzy-
ków, z  mocnym przekazem mu-
zycznym, opartym w  jakimś 
stopniu na tradycji, ale jednak in-
dywidualnym. Co ciekawe, bar-
dzo dobrze wspominam nie super 
gwiazdy, a  muzyków kompletnie 
u nas nieznanych, jedynie lokalnie 
rozpoznawalnych – młodych, ale 
już dojrzałych muzycznie, intrygu-
jących, właśnie dzięki nim pierw-
szy raz tak mocno poczułem, co 
znaczy grać „po swojemu”.

Po powrocie założyłeś własny 
zespół. Soundcheck był twoim 
pierwszym poważnym przedsię
wzięciem?

Tak, wydaje mi się, że tak. Był to 
nasz wspólny twór ze szkolnym ko-
legą Maciejem Kocińskim. Spot-
kaliśmy się po latach i  zdecydo-
waliśmy założyć razem formację. 
Pierwotny skład tworzyliśmy z  Ja-
ckiem Piskorzem i  Grzegorzem 
Warchołem. Ostatecznie zespół 
tworzyli z  nami Krzysztof Dys 
i Andrzej Święs. Z Soundcheckiem 
w  przeciągu niespełna dwóch, 
trzech lat udało się nam zdobyć 
kilka ważnych nagród, wygrać 
ważniejsze konkursy, co pozwoliło 
otworzyć kilka furtek. Ten zespół 
był dla nas swego rodzaju pracow-

nią doświadczalną, w  której spędzaliśmy każdą 
wolną chwilę. Były to dla mnie bezcenne doświad-
czenia. Lekcje i  warsztaty w  najlepszych szkołach 
ze świetnymi profesorami pozostaną jednak tyl-
ko wiedzą teoretyczną, którą oczywiście też dobrze 
posiąść, ale jednak nie zastąpią solidnej praktyki 
– godzin i dni spędzonych razem w zespole w sali 
prób czy na koncertach. Dlatego, ponieważ było to 
pierwsze tak poważne dla mnie doświadczenie ze-
społowe, z tak dużym sentymentem odnoszę się do 
tego kwartetu. Chociaż nie gramy za często razem, 
to mam nadzieję, że uda nam się jeszcze w tym ro-
ku wydać materiał, który został nagrany kilka lat 
temu.

Niejako z Soundchecku – bo tworzony z Krzyszto
fem Dysem i  Andrzejem Święsem – powstał nie
dawno bardzo ciekawy Doors Not Shut. A może nie 
należy łączyć tych dwóch zespołów? Czy może jest 
to jakieś puszczenie oka do publiczności Sound
checku?

fot. Piotr Fagasiewicz
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Nie należy ich łączyć, bo jednak filarem Doors Not 
Shut jest australijski perkusjonalista Philip South 
– serdeczny kolega, który coraz częściej gości w Pol-
sce. Mieliśmy wspólną wizję połączenia dwóch 
światów – otwartej improwizacji i  muzyki mocno 
aranżowanej, a  wszystko to budowane na bogatej 
warstwie wielu perkusyjnych brzmień. Za to fun-
damentem Sounchecku jest Kocin, który odgrywa 
tam znaczącą rolę i komponuje większość materia-
łu. Chociaż z  Kocinem i  Andrzejem Święsem gra-
my także w  Kocin Kociński Trio, więc można rzec, 
że z chłopakami z kwartetu gramy w różnych kon-
figuracjach, niezależnie od statusu tego „rodzimego” 
zespołu. A  to, że spotykamy się w  ramach różnych 
składów, wynika tylko i  wyłącznie z  faktu czerpa-

nia przyjemności ze wspólnej gry 
z  przyjaciółmi. Znamy się dobrze, 
swój język muzyczny, znamy sie-
bie nawzajem na wylot, co likwidu-
je wszelkie bariery i sprawia, że nie 
ma żadnych blokad na scenie.
To naturalne, że jest się swobod-
nym w  znanym gronie. Człowiek 
nie obawia się niczego, wszystko 
jest akceptowane i  nie ma czegoś 
takiego jak pomyłka, bo da się wy-
brnąć z każdych tarapatów podczas 
grania, co jest ogromnym kom-
fortem i  przyjemnością. A  przede 
wszystkim czystą radością z grania 
z ludźmi, których się lubi i z który-
mi się przyjaźni. To samo dotyczy 
z resztą Doors Not Shut i innych ze-
społów, w których biorę udział.

Nie zawsze jednak da się grać tyl
ko z  przyjaciółmi. Współpracu
jesz z  wieloma składami, uczest
niczysz w  różnych projektach 
teatralnych, operowych, jazzo
wych. W jaki sposób potrafisz po
łączyć tę różnorodną działalność, 
pogodzić tak odmienne projekty 
i jednocześnie nie stracić tej pełni 
zaangażowania w każdy z osobna?

Oczywiście zawsze jest dobrze pra-
cować z  przyjaciółmi, ale równie 
potrzebna jest otwartość na nowe 
sytuacje. One zawsze są nowym 
wyzwaniem, a dzięki temu można 
się rozwijać. Cieszy mnie każdy no-
wy projekt, nieważne, z jakiej mu-
zycznej szuflady wyskoczył. Z kolei fo
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kwestia samego zaangażowania to 
sprawa indywidualna. Ważne, by 
w każdym z projektów było coś in-
teresującego, coś, co sprawia, że się 
do tego wraca, nie zważając na to, 

czy dotyczy muzyki, której zwy-
kło się słuchać. Nawet jeśli to wy-
maga wyjścia poza strefę swojego 
komfortu – to zawsze jest wyzwa-
nie i okazja do poznania czegoś no-
wego. Fajna jest chyba świadomość, 
że się nie stoi w miejscu.

Skupmy się zatem na jazzowych 
projektach. Jaka jest historia 
współpracy z  Kamilem Piotrowi
czem? Skąd się znacie?

Znowu, spotkaliśmy się trochę 
przypadkiem. Kamil znał Andrze-
ja Święsa i  mnie właśnie z  kwarte-
tu Soundcheck. Później, po latach się 
przyznał, że był naszym fanem i słu-
chał naszych płyt. Kilka lat temu za-
dzwonił do mnie, kiedy miał już 
swój kwintet, wydał płytę i  myślał 
o założeniu sekstetu. Zapytał, czy nie 
chcielibyśmy zagrać z nim koncertu. 
Nie spodziewałem się, że wyniknie 

z tego dłuższa współpraca, ale grało się wspólnie od 
początku bardzo dobrze. Niezmiernie cieszy mnie ta 
współpraca. Zaimponowało mi młode pokolenie, je-
go otwartość, świadomość i odwaga w graniu, a przy 
tym doskonałe wyszkolenie techniczne.

Skąd wynika ta wyjątkowość 
młodego pokolenia? Pomijając 
fakt, że jest coraz więcej w  Pol
sce wydziałów jazzowych.

Właśnie z tego, o czym wspomi-
nałem wcześniej. Ja i moi rówieś-
nicy doświadczyliśmy schema-
tycznej edukacji, która prowadzi 

każdego tą samą drogą, bez uwzględnienia indywi-
dualnych predyspozycji. Kamil oraz wielu jego ró-
wieśników doświadczyło studiów poza Polską. To 
zawsze rozszerza horyzonty. Ucząc się w  szkołach 
w Kopenhadze lub Berlinie, gdzie pielęgnuje się in-
dywidualne podejście do studenta, mogli rozwinąć 
się w  sposób otwarty i  kreatywny. Absolwent ta-
kiej szkoły wraca bardziej świadomy i, co istotne – 
znacznie pewniejszy siebie jako muzyk i artysta.
Poza tym wydaje mi się, że generalnie całe młode 
pokolenie jest dziś marketingowo bardzo skutecz-
ne. Przykładem może być choćby ostatni wyjazd 
sekstetu Kamila na Zanzibar w Afryce – koncert na 
tamtejszym festiwalu w połączeniu z warsztatami 
dla młodzieży oraz sesją nagraniową z tamtejszym 
zespołem ludowym wydaje się być nie lada organi-
zacyjnym wyczynem, ale Kamilowi i tak wszystko 
udało się super ogarnąć.

Faktycznie, dość odważny pomysł. Jak wyglądał 
ten wyjazd? Jaki był odbiór waszej muzyki?

Głównym wydarzeniem był koncert w  ramach fe-
stiwalu, który od wielu lat odbywa się w  Stone 

Ja i moi rówieśnicy doświad-
czyliśmy schematycznej edu-
kacji, która prowadzi każdego  
tą samą drogą, bez uwzględnie-
nia indywidualnych predyspo-
zycji
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Town. Spotkaliśmy tam nawet kilku duńskich kole-
gów, więc nie byliśmy jedynym zespołem z Europy.
Miałem wrażenie, że trochę odstawaliśmy z naszą 
muzyką. Na pewno zaciekawiliśmy wielu słuchają-
cych, dla których nasze dźwięki wydały się czymś 
nowym, ciekawym, może nawet trochę egzotycz-
nym! Natomiast znaczna większość zespołów mia-
ła repertuar gatunkowo dużo lżejszy od naszego. 
Pamiętajmy, że mówimy o kraju, w którym muzy-
ka kojarzy się jednak z funkcją użytkową. Trudno 
tam o miejsca, gdzie głębiej przeżywa się czy kon-
templuje muzykę. My, po szkołach muzycznych, 
przyzwyczailiśmy się do grania muzyki w  sposób 
bardzo idealistyczny, dużo myślimy i analizujemy. 
Tam chyba tego nie ma i czasem im tego zazdrosz-
czę [śmiech].
Chodzi w  końcu o  to, aby mu-
zyka przynosiła radość – i to za-
równo słuchającemu, jak i  gra-
jącemu. W  Afryce po prostu się 
gra, ciesząc się z  tego. Dlatego ta 
energia każdego pozytywnie za-
raża. My czasem zapominamy o tej funkcji muzy-
ki, co sprawia, że więcej jest wokół niej napięć ani-
żeli czystej radości.
Prowadziliśmy też warsztaty ze studentami w szko-
le muzycznej. Pojawiła się grupa młodych muzy-
ków – totalnie otwartych i ciekawych świata, choć 
początkowo trochę zamkniętych i miałem wraże-
nie, wręcz stremowanych. Widocznie tam też szko-
ła zrobiła swoje! Rozmawialiśmy o  improwizacji, 
o zdolności uwolnienia się od nut i zasad, o innym 
spojrzeniu na muzykę. Z chwilą kiedy razem zaczę-
liśmy grać, nagle się odblokowali. Ciekawe, że sta-
ło się to wtedy, kiedy poczuli się bezpiecznie, że 
nikt ich nie ocenia i niczym nie ryzykują – wtedy 
wszystkie hamulce puściły. Ta nagła przemiana, 
praktycznie z  minuty na minutę, dała mi do my-
ślenia, jak czasem niewiele trzeba, żeby kogoś szyb-

ko uczynić kreatywnym, żeby wy-
zwolić go z jego wszelkich rozterek, 
braku akceptacji, żeby cieszył się 
muzyką. Oczywiście dobrze jest 
przejść solidną drogę edukacji, czę-
sto żmudną – spędzać godziny, dni 
czy lata przy instrumencie, ale pa-
miętajmy, że docelowo mamy mu-
zyką coś dawać, zarażać emocjami, 
unosić jej potencjalnego odbiorcę 
choć na chwilę w  inny świat. Po-
dejrzewam, że ktoś zblokowany 
czy zblazowany nigdzie nikogo nie 
uniesie...
Na tych warsztatach okazało się 
też, że młodzi pianiści czy trębacze 

podczas wspólnego muzykowania 
siadali do bongosów, kong i  każdy 
potrafił coś zagrać… Ciekawostka, 
u nas, w szkole muzycznej, perku-
sja dla wielu skrzypków czy pia-
nistów jest tajemnicą, której wca-
le nie chcą zgłębiać, raczej omijają 
szerokim łukiem.
Ciekawym doświadczeniem by-
ło też spotkanie z ludowym zespo-
łem Zawose, będącym formacją ro-
dzinną, muzykującą ze sobą od lat. 
Spotkanie zorganizowane oczywi-
ście przez Kamila. Udało się z nimi 
zrobić krótką sesję nagraniową, na 
którą specjalnie przylecieli z  Tan-
zanii. Niestety warunki panujące 

Ktoś zblokowany czy zblazo-
wany nigdzie nikogo nie uniesie
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w szkole nie pozwoliły na w pełni 
zadowalające i  profesjonalne na-
granie. Jeszcze nie wiadomo zatem, 
czy nagrany materiał da się kiedyś 
w  jakiś sposób wykorzystać, zoba-
czymy. Jest to w  każdym razie dla 
nas świetna pamiątka z tego wyjąt-
kowego spotkania.

Współpracujesz także z  braćmi 
Wójcińskimi. Mam trzy siostry 
i  wiem, jaka może być specyficz
na i bliska relacja z rodzeństwem, 
dlatego też intrygowało mnie two
je wejście pomiędzy trójkę braci. 
Jak wyglądała współpraca z rodzi
ną, która zapewne rozumie się bez 
słów i  na scenie wykorzystuje tę 
umiejętność? Nie czułeś jakiegoś 
dystansu, większej trudności?

To było dla mnie kolejne wyzwa-
nie. Bracia Wójcińscy są świetnie 
zgrani i  mają swoją otwartą wizję 
muzyki. Do ich rodzinnej forma-
cji zaprosił mnie Ksawery, z  któ-
rym znałem się wcześniej. Od 
pierwszego spotkania czułem, że 
chłopaki doskonale się muzycz-
nie wyczuwają, pomimo widocz-
nej różnicy charakterów – potrafią 
znaleźć wspólny muzyczny język 
i na żywo razem opowiadać muzy-
ką fantastyczne historie. Dla mnie 
na wstępie była to szkoła słucha-
nia, bo nasze koncerty od począt-
ku do końca są otwarte, nie ma nic 
zaaranżowanego, cechuje je ogólna 
spontaniczność. Każdy koncert jest 

inny, budujemy go przez wzajemne słuchanie i rea-
gowanie na siebie.
Z  zespołem Wójciński / Szmańda Quartet uczest-
niczyliśmy w  czerwcu 2017 roku w  amerykańskiej 
edycji festiwalu Jazztopad, obok koncertów w  Ka-
nadzie mieliśmy możliwość wystąpić na słynnej 
scenie klubowej Jazz at Lincoln Center w  Nowym 
Jorku. To była świetna przygoda.

Równie podobną otwartością charakteryzuje się 
koncepcja tria KaMaSz, które tworzysz z Markiem 
Kądzielą i Jackiem Mazurkiewiczem?

Tak, opiera się na podobnej otwartości. Choć histo-
ria tria KaMaSz jest krótsza. Nagraliśmy płytę kil-
ka lat temu, ale dopiero niedawno ukazała się na 
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rynku. To również formuła oparta na otwartości 
i spontaniczności na scenie, jednak tutaj znaczącą 
rolę w warstwie brzmieniowej odgrywa elektroni-
ka, sprzęt zajmuje kolegom z zespołu trzy czwarte 
sceny [śmiech]. To kolejne dla mnie świetne, inspi-
rujące doświadczenie, zwłaszcza że ja z elektroniką 
żyję zwykle na bakier, więc wszystkie elektronicz-
ne nowinki odkrywam po latach, kiedy te zwykle 
schodzą już z rynku...
Ostatnio, gdy graliśmy koncert w  Łodzi, stwierdzi-
łem, że jest to jeden z niewielu zespołów, w których 
ustawienie perkusji na scenie przed koncertem zaj-
muje trzy razy mniej czasu niż ustawienie sprzętu 
kolegów [śmiech]. Scena wygląda przez to imponu-

jąco, ale i efekt brzmieniowy całości 
w moim odczuciu jest wspaniały.

Dlaczego dopiero teraz zdecydo
waliście się na wydanie płyty tria 
KaMaSz? Daliście sobie i  muzyce 
czas na ochłonięcie, czy raczej po
trzebowaliście więcej odwagi, by 
ją pokazać innym? 

Nie, nie. Płyta miała ukazać się już 
dwa lata temu, ale pojawiły się róż-
ne prozaiczne problemy, przez któ-
re nie było to wówczas możliwe. 
Początkowo mieliśmy wydać to na 
winylu, po pewnych perturbacjach 
jest CD. Ale mam nadzieję, że na 
winyl też przyjdzie czas.

Jak się po tych kilku latach odno
sisz do tego materiału? Czy gdy mi
ja ten konkretny moment tworze
nia, to twoje dzieło przestaje ci się 
podobać?

Chyba nigdy nie jestem w pełni za-
dowolony ze swojego dzieła, nie-
ważne czy ono ma tydzień czy dzie-
sięć lat. To jest właśnie to, o  czym 
mówiliśmy w  kontekście Afryki – 
że my za dużo analizujemy, myśli-
my o  tym, że zawsze można było 
coś zrobić inaczej, lepiej. Trzeba po-
zbyć się tego myślenia. Dzieło po-
wstaje w  danym momencie i  jest 
zapisem tej chwili, potem należy 
je zostawić, a  czas pokaże, czy ono 
przetrwa, czy ludzie będą go słu-
chali.fo
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Wróćmy do początków. Masz wy
kształcenie klasyczne, twój ta
ta również jest perkusistą, granie 
jazzu było dla ciebie czymś natu
ralnym. Ukończyłeś studia mu
zyczne, podjąłeś w  sumie od razu 
pracę jako zawodowy muzyk. Two
je życie zdaje się być od początku 

zdeterminowane muzycznie. Mia
łeś czas na zatrzymanie i  zasta
nowienie się nad swoją drogą, czy 
płynąłeś i płyniesz do dziś z obra
nym prądem?

Trochę płynę z  prądem, aczkol-
wiek pojawiają się w  mojej głowie 
raz na jakiś czas szalone pomysły, 
żeby coś jeszcze zmienić i  odwró-
cić do góry nogami. Nie ukrywam, 
że chciałbym spróbować mieszkać 
w  innych miastach w  Europie, na 
przykład w  Berlinie. I  nawet gdy 
w  sierpniu graliśmy z  sekstetem 
Kamila właśnie w  Berlinie, po raz 
kolejny pomyśleliśmy z  moją żo-
ną Lidią: „Czemu by nie spróbować 
osiąść tam na chwilę”. To miasto 
jest multikulturowe, otwarte, to-
lerancyjne, a  i  kulturalnie bardzo 
intensywne, no i  jest blisko Polski, 
a  więc nie przekreślałoby to ak-
tywności zawodowej również i  tu-
taj. To taki abstrakcyjny pomysł, 

czas pokaże, czy coś z  tego będzie. Na razie jestem 
i pracuję tutaj, czyli chyba płynę z prądem...?

I nawet jeśli odwróciłbyś życie do góry nogami, to 
wciąż związane byłoby z  muzyką? Nie masz cza
sem ochoty, na przykład, rzucić wszystkiego, ku
pić kozę i produkować sery na Kaszubach?

Sery może nie, ale mam czasem 
ochotę... otworzyć serwis rowe-
rowy! Nie wiem, czy to kwestia 
wieku i  mijających lat, ale od-
krywam, że coraz częściej czerpię 
przyjemność i  ładuję akumula-

tory przez robienie rzeczy niezwiązanych z  muzy-
ką – czy to jeżdżenie rowerem po górach, czy właśnie 
naprawianie rowerów, czy choćby gra w tenisa sto-
łowego z moim tatą lub panem Ksawerym Wójciń-
skim – to wszystko zawsze dobrze oczyszcza głowę 
z wszelkich zmartwień i niepotrzebnych trosk.

Czyli wracamy znowu do tematu przesadnego my
ślenia podczas grania. Potem potrzebujecie takich 
ucieczek...

Ja na pewno. Kiedy mam czasem nawał pracy, 
związany z nawarstwieniem się różnych projektów 
– tęsknię za zajęciem, które nie wymagałoby ode 
mnie wielkiego myślenia, a zwłaszcza zaangażowa-
nia emocjonalnego, za konkretnym celem do zrea-
lizowania, który można osiągnąć, zamknąć i  nie 
zastanawiać sie późnej w nieskończoność, na ile le-
piej lub inaczej można było do tego podejść. Dlatego 
wspomniany  abstrakcyjny nieco pomysł serwisu 
rowerowego. Jak się domyślam, zmiana łańcucha 
lub klocków hamulcowych nie wymagałaby ode 
mnie angażowania tylu emocji, a  żadną wykona-
ną dobrze naprawą nie zaprzątałbym sobie później 
głowy. W  muzyce z  kolei to analityczne podejście 

Jak czasem niewiele trzeba, 
żeby kogoś szybko uczynić kre-
atywnym
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sprawia, że więcej myślimy, niż gramy lub słucha-
my, i to chyba najbardziej męczy, a na scenie wręcz 
często odbiera wrażenie spełnienia.

Czyli wszyscy chorujemy na perfekcjonizm...

Tak, ale może z  drugiej strony też i  o  to chodzi... 
Gdyby żyć tylko radością z grania, bez przemyśleń 
i wyciągania wniosków, to może szybko by się nam 
to znudziło. Radość przecież nie może trwać wiecz-
nie, a i muzyka może mieć wiele ról do odegrania. 
To wieczne dążenie do doskonałości, przemyślenia, 
szukanie w  muzyce różnych, nie zawsze łatwych 
rozwiązań – może to jest właśnie pociągające, spra-
wia, że pogłębiamy to, co robimy, i rozwijamy się... 

Zatrudniony jesteś na stałe w zespole orkiestry Tea
tru Wielkiego Opery Narodowej w Warszawie. Czy 
ten stały związek z teatrem jest wynikiem przypad
ku, potrzeby pracy, a może teatr żyje w tobie głębiej?

Moja przygoda z tym teatrem trwa od wielu lat, bo 
rozpoczęła się na początku studiów. Wtedy jeszcze 
się nie zastanawiałem, co chcę grać i gdzie chcę wy-
lądować. Życie przymusiło mnie do podjęcia pracy, 
bo przecież trzeba było z czegoś żyć. Kiedy jechałem 
potem do Stanów na studia, teatr umożliwił mi 
skorzystanie z dwuletniego urlopu, tak żebym miał 
do czego wracać.
Wtedy opera nie była moją ulubioną muzyką. Para-
doksalnie dopiero kiedy na dobre pochłonęła mnie 
działalność w  innej dziedzinie muzyki, odkryłem 
teatr na nowo – jest to zupełnie inny, ale fascynują-
cy świat. Tam też się spełniam, pomimo że w mu-
zyce klasycznej perkusja zwykle nie jest dominują-
cym instrumentem, ale za to w muzyce XX wieku 
jest już co grać. W operze doceniłem wielu genial-
nych kompozytorów, uwielbiam Pucciniego, Bartó-
ka, Prokofiewa czy Strawinskiego.

Na co dzień masz do czynienia 
z różnymi stylistykami i formami, 
potrafisz powiedzieć, jaka muzy
ka jest ci najbliższa? Może dopiero 
twoja autorska, solowa płyta poka
załaby prawdziwego Szmańdę i je
go upodobania?

To niełatwe dla mnie pytanie. Jesz-
cze do niedawna naprawdę do koń-
ca nie wiedziałem, co chciałbym 
na poważnie grać, byłem chyba ła-
sy na różne odmiany muzyki... My-
ślę, że ze wszystkimi zespołami, 
zaczynając od Soundchecku, a koń-
cząc na Doors Not Shut, w pełni się 
utożsamiam i  identyfikuję. Cenię 
w muzyce wolność, przestrzeń i tak 
zwany czynnik ludzki.
Co do solowego materiału, to wciąż 
do niego dojrzewam, choć na ra-
zie nie jestem jeszcze chyba go-
tów. Póki co najwięcej energii czer-
pię na scenie od ludzi, z  którymi 
gram. Koncert to zawsze taka roz-
mowa kilku osób, często burzliwa. 
Rozmawiamy ze sobą, inspirujemy 
się, dajemy sobie kopa, opowiada-
my wspólnie jakąś historię. Podzi-
wiam tych, którzy grają improwi-
zowane koncerty solowe. To trochę 
inna bajka niż w zespole, sam roz-
kładasz napięcia, sam budujesz 
dramaturgię, myślę, że może kie-
dyś dojrzeję do tego pomysłu, ale 
na razie nic na siłę. Teraz czerpię 
inspirację z  projektów, w  których 
biorę udział. Spełniam się tu, gdzie 
jestem. �
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Nie ma etapów  
zakończonych

Loud Jazz Band świętuje w tym roku 30-lecie powstania. Grupa kolegów spo-

tykających się na pierwszych próbach na warszawskim Bródnie, a następnie 

zdobywających swoją publiczność wśród stałych bywalców dawnego klubu 

Akwarium przy ulicy Emilii Plater, po osiągnięciu sukcesu albumem 4ever 2U 

zniknęła nagle w połowie lat dziewięćdziesiątych z polskiej sceny. Odrodziła 

się jednak jako międzynarodowy skład ze stałą siedzibą w Oslo i coraz waż-

niejszą w tym składzie rolą norweskich instrumentalistów. W sumie przez LJB 

przewinęło się prawie pół setki muzyków.

O początkach i obecnej działalności zespołu opowiada jego współzałożyciel 

oraz od trzech dekad jedyny kompozytor i lider Mirosław Carlos Kaczmarczyk.

Loud Jazz Band 30th Anniversary Special Edition ’2019.
Od lewej: Ivan Makedonov, Paweł Kaczmarczyk, Wojtek Staroniewicz, Paweł Pańta, Øyvind Brække, Kjetil Røysland,  
Mirosław Carlos Kaczmarczyk, Knut Løchsen, Kenneth Ekornes.
Fot. Katarzyna Gala

Piotr Wickowski 

piotr.wickowski@radiojazz.fm
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Piotr Wickowski: Skąd wziął się pomysł na Loud 
Jazz Band?

Mirosław Carlos Kaczmarczyk: Loud Jazz Band to 
mój pomysł. Był moim pomysłem na początku i jest 
realizowany według mojego pomysłu dzisiaj. Ze 
wszystkimi konsekwencjami tej decyzji wpływają-
cymi na moje prywatne plany. Ale jest też oczywi-
ste, że nikt nie jest w stanie wiele zdziałać sam. Ja 
jestem „magnesem”, który przyciąga wspaniałych 
muzyków i ludzi wokoło.
Loud Jazz Band nazywam grupą twórczą. Zazwyczaj 
co jakieś 6-8 lat dobija do nas ktoś nowy niby zupeł-
nie przypadkiem… i okazuje się, że wnosi do „nasze-
go dzieła” coś wyjątkowego. Tak pojawił się wybit-
ny designer Kuba Karłowski w roku 2004 i jest ciągle 
z nami. Parę lat temu pojawiła się Marta Ratajczak, 
która jest naszą największą fanką i robi nam wspa-
niałą promocję, zapewniając też opiekę medialną.

Jak to wszystko się zaczęło?

W  okresie studiów w  Akademii 
Muzycznej w  Katowicach inspira-
cje wybitnymi muzykami – jak Mi-
les Davis, John Scofield, Mike Stern 
czy Pat Metheny – wymusiły nie-
malże na mnie kierunek dalszego 
działania. Upside Downside (dru-
ga płyta Mike’a Sterna z  1986 roku 
– przyp. red.) „zalazła mi za skórę”, 
z  tym nietypowym, przepięknym 
dźwiękiem Mike’a  Sterna z  yama-
hy SPX 90 (procesor efektów dźwię-
kowych do gitary – przyp. red.).
A  będąc wówczas na kontrakcie 
w  Miami miałem dużo czasu, aby 
się rozmarzyć, testując swoje po-
mysły z   dostępnymi tam muzy-
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kami, tymi, którzy grali w różnych 
składach na statkach. Co prze-
niosło się na początki założonego 
w Polsce zespołu.
W  pierwszym etapie działalno-
ści Loud Jazz Band było typowo –
granie coverów takich gwiazd jak 

Chick Corea, na przykład jego Cry-
stal Silence. Wykonywaliśmy faj-
ną wersję Omaha Celebration Pata 
Metheny’ego, która właściwie sfor-
mowała nasz kierunek muzycz-
ny. Pamiętam, że był też na tapecie 
John Scofield i  jego Rule Of Thumb 
oraz Both Sides Of The Coin Micha-
ela Breckera i  Mike’a  Mainieriego. 
Na dyplomie w Katowicach grałem 
kompozycje Sterna i  Scofielda, ale 
także już swoją Gianni – zainspi-
rowaną Allanem Holdsworthem. 
Wtedy nabrałem apetytu na cieka-
we brzmienia akordów.

W  takich okolicznościach rodził 
się Loud Jazz Band?

Tak. Byłem bardzo aktywnym 
muzykiem sesyjnym w  latach 
osiemdziesiątych i  dziewięćdzie-

siątych. W  przerwach między trasami koncer-
towymi po Polsce z  artystami pop oraz między 
występami ze spektaklami teatralnymi skrzy-
kiwałem „próby” w  Domu Kultury Świt na war-
szawskim Bródnie, bo tam dostałem do dyspo-
zycji pokój muzyczny. Porankami wpadali różni 
koledzy muzycy, aby ćwiczyć, testować, pogadać. 

Tworzyliśmy małe środowisko 
muzyczne.
Trochę później odkryłem, że jest 
możliwość nagrań demo w Aka-
demii Muzycznej. I powoli prze-
suwałem nasze działania do 
centrum – klubów Akwarium 
i Remont. Bywało się prawie co-
dziennie w tych klubach… A póź-
niej przyszły pierwsze koncer-

ty, które okazały się bardzo udane, i  tak powoli 
wszystko się rozkręcało.
W  tym czasie zostałem też zaproszony do wzięcia 
udziału w  wyjątkowym koncercie Wojciech Ka-
rolak Trio, z  Tomaszem Szukalskim i  Czesławem 
Bartkowskim, na głównej scenie Jazz Jamboree. 
Później, albo prawie wtedy, pojawiłem się w zespole 
muzycznym musicalu Metro, z którym dojechałem 
aż na Broadway.

Jaki był pierwszy skład grupy?

Pierwszy skład stworzyli ze mną: Wojtek Staro-
niewicz na saksofonach, Andrzej Rusek lub Darek 
Szymańczak na basie, Darek Janus na klawiszach, 
Maciej Ostromecki na bębnach i Piotr Iwicki na in-
strumentach perkusyjnych i syntezatorach. Otrzy-
maliśmy wsparcie ze strony Mariusza Adamiaka 
i  pierwsze koncerty odbyły się w  jego Jazz Clubie 
Akwarium. W  starcie pomógł nam też Jazz Club 
Remont i Grzegorz Gałuszka, zapraszając niejedno-
krotnie na swój festiwal Guitar City.

Często ograniczam się do roli 
organizatora czy koordynato-
ra, więc zatrzymałem dla siebie 
drobną satysfakcję w  postaci 
funkcji kompozytora
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Wtedy też wypracowany został pierwszy własny 
repertuar grupy?

Tak. Jak już odeszliśmy od coverów, Loud Jazz Band 
zaczął grać tylko moje kompozycje. Tak już zostało, 
że do dzisiaj zespół gra wyłącznie moją muzykę.

Wielokrotnie podkreślałeś, że w  twoim zespo
le spotykali się świetni muzycy, indywidualno
ści, które z czasem dochodziły też do prowadzenia 
swoich własnych projektów. Nie chciałeś skorzy
stać z ich możliwości kompozytorskich?

Ostatecznie w  LJB każdy utwór jest wynikiem in-
tensywnej pracy, w której uwzględniane są wszel-
kie uwagi grających w  zespole muzyków. To nie 
jest wyłącznie realizowanie mo-
jej wizji kompozytorskiej. Cza-
sem nawet zupełnie przekom-
ponowuję coś pod wpływem 
uwag kolegów. Poza tym z  zasa-
dy zostawiam kolegom ogromną 
przestrzeń, staram się niczym 
ich nie ograniczać, a  tylko korzystać z  ich olbrzy-
mich talentów. Często ograniczam się do roli orga-
nizatora czy koordynatora, więc zatrzymałem dla 
siebie drobną satysfakcję w postaci funkcji kompo-
zytora [śmiech].
À propos komponowania ciekawostka – pierw-
sze moje kompozycje powstały wyłącznie na gita-
rze. Potem, po przeprowadzce do Norwegii, kompo-
nowałem na fortepianie mojej żony. Tym samym, 
z  którego korzystał wtedy mieszkający niedaleko 
nas Tord Gustavsen. Zostawialiśmy mu klucze, żeby 
mógł podczas naszej nieobecności ćwiczyć. A przy 
najnowszej płycie The Giant Against The Girl na-
stąpił, w  moim przypadku, powrót do korzeni, bo 
znowu w  całości powstała ona na gitarze. Zresztą 
komponowałem ten album w zaciszu mojego ma-

łego mieszkania przy ulicy Hożej 
w Warszawie. Wiązało się to z czę-
stymi przyjazdami do rodzinne-
go miasta, z którym nadal czuję się 
mocno związany.

Jak do tego doszło, że płyta 4ever 2U, 
która przyniosła wam sukces już na 
początku działalności, wydana zo
stała przez renomowaną wytwór
nię Mercury Records jako pierwszy 
album polskiego wykonawcy?

Tu zaznaczył swoją ważną rolę 
w  tym zespole Piotr Iwicki, który 
nam to załatwił. On zawsze był chęt-

ny, aby otwierać nam nowe możli-
wości poprzez swoje kontakty, pomy-
sły i wizje. Piotr też wymyślił nazwę 
Loud Jazz Band. A że byliśmy bardzo 
pod wrażeniem płyty Loud Jazz Sco-
fielda, chętnie na to przystaliśmy.
Przyjaźnię się z  Piotrem od tam-
tych czasów. On jest na stałe częś-
cią LJB. Miał tylko „bezpłatny ur-
lop” od naszego zespołu, gdy wziął 
na siebie obowiązki szefa Agencji 
Muzycznej Polskiego Radia. Ja z ko-
lei jestem zapraszany do jego autor-
skiego Virtual Jazz Reality.
4ever 2U swój sukces w  1994 ro-
ku zawdzięcza też Studiu Sonus, 

Pierwszy okres był bardzo 
trudny, ale za wszelka cenę sta-
rałem się, żeby zespół mógł grać
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w którym świetnie nagrał nas Da-
rek Szweryn. Bez tego nie byłoby 
nominacji do Fryderyka.

Paradoksalnie, kiedy nadeszły naj
większe sukcesy, przeniosłeś się do 
Norwegii i  zespół przestał istnieć 
w dotychczasowej wersji. Czy trudno 
go było odrodzić w nowych, skandy
nawskich realiach? Czemu nie wola
łeś otworzyć nowego rozdziału, z in
ną grupą, pod zupełnie inną nazwą?

LJB to jest jakby moje dziecko, więc 
nie było powodu, żeby z  niego re-
zygnować, coś zmieniać w tej kwe-
stii [śmiech].

W początkowym okresie po przeprowadzce do Nor-
wegii chodziłem często na jam sessions. Dzięki te-
mu wskoczyłem najpierw do różnych międzynaro-
dowych składów, na przykład takiego z brazylijskim 
wokalistą czy do smoothjazzowej grupy afrykań-
skiej. Później załapałem się do big-bandów, dzięki 
temu, że świetnie czytam nuty. Zresztą, jak się wie-
lokrotnie okazywało, byłem jednym z  nielicznych 
gitarzystów z taką biegłością w czytaniu nut, co da-
wało mi szansę na pracę w orkiestrach, studiach na-
graniowych, przy muzyce filmowej, w różnych nie-
typowych sytuacjach. Wcześniej w  Polsce przydało 
się to w zespole musicalu Metro.
Równocześnie z moimi różnymi zajęciami muzycz-
nymi w Oslo szukałem muzyków do LJB, poszerza-
łem kontakty, wykorzystywałem to, że stawałem się 
powoli częścią tamtego środowiska muzycznego.

Loud Jazz Band przed Klubem Akwarium – Warszawa, 1991 rok.
Od lewej: Maciej Ostromecki, Mirosław Carlos Kaczmarczyk, Piotr Iwicki, Andrzej Rusek, Darek Janus, Wojtek Staronie-
wicz. Fot. z archiwum Mirosława Carlosa Kaczmarczyka
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Tak, odrodzenie zespołu było bardzo trudne i zajęło 
mi dużo czasu. Tym bardziej że nie wyjechałem do 
Norwegii na kontrakt, żeby zarobić trochę kasy. Zde-
cydowałem się na poważnie – wyjechałem do mojej 
polskiej narzeczonej i obecnie ciągle mojej żony, któ-
ra tam dostała pracę. Robiłem wszystko w  tym sa-
mym czasie – uczyłem się języka, niemal od samego 
początku dużo pracowałem w szkołach muzycznych 
i przygotowywałem się do reaktywowania LJB.

W  takim razie, na ile rozwój zespołu był – i  jest 
nadal – kwestią przypadku, nowych osobowości 
pojawiających się w składzie, a na ile planowałeś 
i kontrolowałeś ten proces?

Przede wszystkim chciałem zatrzymać polski trzon 
grupy – Wojtka Staroniewicza, Maćka Ostrome-
ckiego i Piotra Iwickiego, ale szukałem też oczywi-
ście muzyków tam, gdzie zamieszkałem, czyli w Os-

lo. Wszystko zajmuje jakiś czas, ale 
kiedy nadejdzie ten właściwy mo-
ment, wiele dzieje się szybko i nag-
le zaczyna działać jak należy. Tak 
było z  Pawłem Kaczmarczykiem, 
ale zanim się pojawił, trzeba by-
ło czekać osiem lat. Teraz jest nie-
zbędnym elementem tego zespołu 
i nasi Norwegowie nie wyobrażają 
sobie, że mogliby bez niego grać.
Pierwszy okres był bardzo trudny, 
ale za wszelką cenę starałem się, 
żeby zespół mógł grać. Zapropono-
wałem młodym muzykom, z  któ-
rymi wtedy próbowałem, żeby ze-
spół nazywał się Loud Jazz Band. 
Później przyszedł czas na zmiany 
w składzie, które trzeba było zrobić 
delikatnie, z  szacunkiem dla mu-
zyków, by moje nazwisko nie by-
ło źle kojarzone w  Norwegii z  ja-
kimiś niepoważnymi decyzjami. 
Dzięki temu pojawili się nowi mu-
zycy z  Oslo, między innymi Knut 
Løchsen i Michael Bloch, oraz Belg 
Jonas Cambien, który dołączył do 
nas ostatnio.
Muzycy z  zespołu ratują mnie za-
wsze, kiedy się szykuję do popeł-
nienia jakiegoś błędu. Niezastąpio-
ny jest w  tym Paweł Kaczmarczyk. 
Była taka sytuacja podczas pierw-
szej dużej próby w  Oslo, przymiar-
ki do nagrywania płyty The Giant 
Against The Girl. Kiedy Paweł zoba-
czył nuty do The New People, to po-
wiedział: „Na pewno tego nie będę 
grał. Nawaliłeś tu za dużo i za gęsto. 
Nie da się tu przebić z niczym osobi-
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stym”. Był to moment przełomowy… 
Zawstydziłem się, stuliłem uszy po 
sobie i pierwsze, co zrobiłem po tej 
próbie, to dużo okroiłem, biorąc pod 
uwagę komentarze Pawła i  innych 
muzyków. Wyszło cudo.

Prowadzenie takiego zespołu z pun
ktu widzenia emigranta jest trud
niejsze czy może było ci łatwiej 
w  realiach przychylnego kulturze 
i muzyce bogatego państwa skandy
nawskiego, za jakie uważana jest 
Norwegia?

Nie zapominajmy, że prowadzę ze-
spół ośmioosobowy! Często ko-
nieczne są zastępstwa. Czasem 
mam wrażenie, że jestem na jednej 
niekończącej się próbie albo jed-
nym niekończącym się przesłucha-
niu. Chociaż właściwie to jest też 
sposób na poznanie nowych twa-
rzy, młodych muzyków. Oni pole-
cają swoich kolegów i  piłka się to-
czy. Niektórzy robią sobie przerwę, 
później wracają.
Bogate państwo skandynawskie po-
maga, ale nie zawsze i nie wszystkim. 
Pamiętam, jak w Tokio, gdzie grałem 
z  Alfred Hause Tango Orchestra, 
spotkałem się przypadkowo z  chło-
pakami z tria Marcina Wasilewskie-
go po ich koncercie i  podczas roz-

mowy przy kieliszku wina padło stwierdzenie, że 
oni nie są w  stanie konkurować z  takimi jak my, 
mającymi wsparcie finansowe skandynawskiego 
państwa. A akurat wtedy dostałem tego wsparcia 3 
tys. kr, czyli około 1400 zł. To chyba nie za wiele, jak 
dla ośmioosobowego Loud Jazz Band na tournée po 
Polsce. Nie zapominajmy, że jedzie z nami też dźwię-
kowiec Krzysztof Podsiadło, dwóch filmowców – Pa-
weł Gołębiowski i  Piotr Modzelewski oraz projek-
tant grafiki Kuba Karłowski. W sumie 12 osób.
Nie sądzę, aby ktokolwiek był w stanie zrozumieć, 
z  czym łączy się prowadzenie tak licznego zespo-
łu wysokiej klasy, z tak dużymi ambicjami. Koszty 
są naprawdę duże. Myślę, że trio jest optymalnym 

składem. Kwartet – już zaczyna 
brakować kasy. A co dopiero kil-
kanaście osób.
Wszyscy myślą, że dostaję wspar-
cie, mam sponsoringi… No i w ogó-
le mam fajnie, bo mieszkam 

w Norwegii. Tymczasem na co dzień pracuję jedno-
cześnie jako lider, kompozytor, producent, manager, 
road manager, koordynator, logistyk, wizjoner, szef 
ekonomiczny, kasjer, dyspozytor wykonywania po-
trzebnych ruchów i dopiero na końcu gitarzysta.

Jak zespół odbierany jest w Norwegii?

Loud Jazz Band jest znany w  środowisku jazzo-
wym Norwegii chociażby dlatego, że wielu zna-
nych norweskich muzyków przez niego przeszło. 
Erik Johannessen, z  Jaga Jazzist, opowiadał kole-
gom o siedmiostronicowych partyturach pisanych 
przeze mnie ręcznie… [śmiech]. Ale już nie piszę 
nut ręcznie, bo znalazłem przypadkiem znakomitą 
współpracowniczkę, panią Aleksandrę, która dzia-
ła na tych samych falach jak reszta LJB i która uła-
twia mi pracę w  tej kwestii. Choć kiedy pierwszy 
raz przyszedłem na próbę z tą piękną cyfrową par-

Muzycy z zespołu ratują mnie 
zawsze, kiedy szykuję się, żeby 
popełnić jakiś błąd
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tyturą, perkusista powiedział: „Nie będę z tego grał. 
W  tych ręcznie pisanych nutach czuć było twoją 
duszę. A tu co? Co mi tu dajesz?”.

Którzy z norweskich muzyków znanych poza gra-
nicami kraju, poza Erikiem Johannessenem, prze-
winęli się przez LJB?

Najbardziej znane nazwiska norweskiej młodej 
sceny jazzowej – Helge Lien, Per Mathisen, Erlend 
Slettevoll, Øystein Skar – wszyscy oni przeszli przez 
LJB. Młodzi muzycy przychodzą do mnie i przecho-
dzą trening w czytaniu nut i wykonywaniu dużych 
form. Ale trzeba zaznaczyć, że te wszystkie nazwi-
ska to super muzycy. Sprawiło mi wielką radość, że 
chcieli się pojawić w  LJB. Właściwie udało mi się 

wypracować taką pozycję, że naj-
lepsi muzycy na norweskim rynku 
jazzowym deklarują chęć dołącze-
nia do nas, na przykład w  roli za-
stępcy. Czego przykładem jest Fro-
de Berg – gwiazda norweskiego 
basu.

Można powiedzieć, że wszystkie 
etapy przejściowe zespołu odeszły 
wreszcie w przeszłość?

Zespół jest ciągle w  drodze. Nie 
ma etapów zakończonych. Fajnie, 
że wreszcie jesteśmy znani. To da-
je siłę i  wskazuje kierunek, żeby 
nie popadać w stagnację. Ale ciągle 
czuję, że w pewnym sensie dopiero 
zaczynamy. A to już przecież 30 lat! 
Aktualną edycję grupy uważam za 
najlepszą ze wszystkich do tej pory. 
Dołączyli do nas jeszcze Paweł Pań-
ta i Kenneth Ekornes. Nazywam ją 
Loud Jazz Band Special Edition.

Jakie są plany na najbliższą i bar
dziej odległą przyszłość Loud Jazz 
Band?

Jesteśmy już po koncertach jubile-
uszowych w  Norwegii. Poszło wy-
jątkowo dobrze, a  materiał – film 
i  dźwięk na wielośladzie – jest go-
towy do edycji i miksowania, czym 
zajmie się Michał Mielnik. Zamie-
rzam rozciągnąć trasę jubileuszo-
wą na następny rok. Marzę, aby 
gdzieś zagrać w  Polsce. I  żeby grać 
więcej w Norwegii. �

fot. Piotr Gruchała
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Aya Al Azab: Na początek mu
szę ci pogratulować. Zwycięstwo 
w  konkursie Jazzowy debiut fo-

nograficzny to spore wyróżnie
nie i doskonała szansa dla twoje
go zespołu!

Nie hamuję naturalnych 
instynktów

Aya Al Azab 

aya.alazab@radiojazz.fm

Kamila Drabek – kontrabasistka, kompozytorka, absolwentka Akademii Muzycznej w Krako-

wie. Tam poznała saksofonistę Marcina Konieczkowicza i perkusistę Kacpra Kaźmierskiego, 

z którymi założyła swoje trio. Zadebiutowali w sierpniu 2018 roku podczas Summer Jazz Fe-

stival w Piwnicy pod Baranami.

Repertuar zespołu opiera się na oryginalnych kompozycjach kontrabasistki, które są połącze-

niem jazzu, folku i rocka. Grupa czerpie inspiracje z tradycji amerykańskiego jazzu, grając go 

jednak „po polsku”. 

Kamila Drabek Tercet jest laureatem organizowanego przez Instytut Muzyki i Tańca programu 

Jazzowy debiut fonograficzny. Wygrana w konkursie umożliwiła wydanie debiutanckiej płyty. 

Album Muzyka Naiwna miał swoją premierę 4 lipca, która zbiegła się z występem zespołu na 

Warsaw Summer Jazz Days. 
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Rozmowy z laureatami konkursu Jazzowy debiut fonograficzny
Projekt realizowany we współpracy z Instytutem Muzyki i Tańca
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Kamila Drabek: Bardzo dziękujemy! Jest nam 
strasznie miło, że doceniono nasz projekt w  tym 
konkursie. To wspaniała szansa dla debiutujące-
go zespołu. Dofinansowanie z  Instytutu Muzyki 
i Tańca pozwala nam skupić się na muzyce, uwal-
nia od wielu problemów, z  jakimi trzeba się zma-
gać, wydając płytę, zwłaszcza debiutancką. Możli-
wość wystąpienia na Warsaw Summer Jazz Days 
jest świetną okazją do pokazania swojej muzy-

ki szerszej publiczności. Myślę, że 
dla zespołu bez wyrobionej jeszcze 
marki występ na tak dużym festi-
walu byłby wręcz niemożliwy, tym 
większa nasza radość.
Wiele było perypetii poprzedzają-
cych nasze zgłoszenie konkursowe. 
Kilka dni przed ostatecznym ter-
minem instytucja, która miała nas 
reprezentować, wycofała się i byli-
śmy o krok od rezygnacji. W ostat-
niej chwili odezwałam się do kilku 
wydawnictw, czy nie zdecydowa-
łyby się nam pomóc, nie licząc tak 
naprawdę na jakikolwiek odzew. 
Ku mojemu ogromnego zaskocze-
niu następnego dnia dostałam 
wiadomość od wydawnictwa So-
liton z  informacją, że chętnie nas 
zgłoszą i  w  wariackim pośpiechu 
dopięliśmy w  kilka dni wszystkie 
formalności rekrutacyjne, które są 
w tym programie dość zawiłe i wy-
magające.

Czego można się spodziewać po 
waszym debiutanckim albumie? 
W  jaką stronę stylistycznie podą
żacie?

Piszę piosenki, które mają korze-
nie w  różnych stylistykach, bo też 
przeróżna muzyka mnie porusza, 
inspiruje i w duszy gra. Przez ostat-
nie pięć lat uczyłam się w  Akade-
mii Muzycznej w Krakowie w Ka-
tedrze Muzyki Współczesnej, 
Jazzu i  Perkusji. Edukacja jazzo-
wa w  akademiach muzycznych 
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w  Polsce bazuje na nauce stan-
dardów jazzowych. Mocno tą mu-
zyką przesiąkłam i  poświęciłam 
jej dużo czasu, zarówno na stu-
diach, jak i  praktykując ją w  kra-
kowskich piwnicach. Granie stan-
dardów będzie mieć zawsze ważne 
miejsce w  moim sercu. Ale choć 
wiele czasu poświęciłam muzy-

ce amerykańskiej, to nie blues pły-
nie w mojej krwi. Płyną w niej po-
lonezy i  kujawiaki. Nie ma się co 
tego wypierać. Staram się po pro-
stu nie hamować naturalnych in-
stynktów, które mną kierują przy 
pisaniu. Nie próbuję więc nicze-
go „udżezawiać” ani „spolszczać”, 
puszczam to wolno i pojawiają się 
czasem ciekawe rzeczy.

Jakie są twoje muzyczne początki?

Moja relacja z  muzyką nie zaczę-
ła się na studiach. Mam za sobą 12 
lat edukacji klasycznej w  szkole 
muzycznej. Zwłaszcza muzyka ba-
rokowa i  późnoromantyczna były 
dla mnie ważne. Zawsze byłam też 
bliska folkloru. Pochodzę z  Podbe-
skidzia, tata grał w kapelach góral-

Dla niektórych ludzi obec-
ność kobiet w jazzie jest jeszcze 
„ciekawym zjawiskiem”, ale te 
śmieszne czasy wydają się do-
biegać końca

skich i jako dziecko sporo czasu spędziłam w kar-
czmach z góralami, sama też przez kilka lat grałam 
i śpiewałam w Zespole Pieśni i Tańca Bielsko, dla-
tego czuję się mocno związana z  rdzenną muzy-
ką mojego regionu i z folklorem w ogóle. Myślę, że 
może to być słyszalne w części moich utworów, po-
nieważ to część mojej natury. Przygodę z  muzyką 
rozrywkową zaczęłam od gitary basowej i muzyki 
rockowej, punkowej. Myślę, że pierwsze świadome 

muzyczne doświadczenia zapa-
dają głęboko w  naszą podświa-
domość, przez co zawsze będę 
czuła bliskość tej muzyki i będę 
do niej wracać. Ten element też 
będzie można zauważyć na pły-
cie. Będzie więc pewnie trochę 
słowiańsko, swingowo, rock owo, 
piosenkowo.

Najważniejszy jednak jest zespół. A siłą tego zespo-
łu jest skład. Perkusista Kacper Kaźmierski i  sak-
sofonista Marcin Konieczkowicz to moje najbliż-
sze muzyczne bratnie dusze, jestem przekonana, że 
jakikolwiek utwór im przyniosę, to „zagra”. Myślę, 
że w muzyce słychać, czy ludzie się lubią i czy wie-
rzą w to, co grają. Mam nadzieję, że jest to czytelne 
i słyszalne na naszej płycie.

Dlaczego zdecydowałaś się założyć zespół? Co spo
wodowało, że chciałaś być liderką?

Oj, skomplikowana sprawa. Liderką nie chciałam 
być, nie czuję się nią. Ja po prostu piszę piosenki 
i  lubię je grać z  moimi przyjaciółmi. Perspektywa 
„dowodzenia”, bycia kreatorem, a nawet udzielania 
wywiadu, opowiadania o  tym, jest dla mnie dość 
stresująca i w jakiś sposób nienaturalna. O muzy-
ce trudno mi się opowiada. Ubieranie abstrakcji 
w słowa – sam ten proces z mistyczności ją trochę 
odziera.
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Zawsze coś pisałam. Długo jednak czekałam, że-
by ruszyć z  czymś swoim, bo musiałam naj-
pierw poznać ludzi, w  których ręce będę mogła 
oddać swoje utwory z  pełnym zaufaniem. Mi-
mo że kompozycje są mojego autorstwa (dlatego 
też projekt jest sygnowany moim nazwiskiem), 
to tchnięcie w  nie życia, nadawanie im kolorów 
i  znaczeń, końcowy efekt muzyczny to wspólne 
dzieło całego zespołu.

Grasz również w całkowicie kobiecym O.N.E. Qui
ntet. Czy skład odpowiada formule zespołu, macie 
na celu feminizację jazzu w Polsce?

Zespół O.N.E. składa się z  pięciu osób, z  których 
każda ma własne poglądy na świat i  środowisko, 
w jakim działa. Ja mogę się wypowiadać jedynie we 
własnym imieniu. Odpowiadając 
na twoje pytanie – według mnie 
zdecydowanie nie. Zespół ma na 
celu grać muzykę. Nie powstał 
z  żadnej aktywistycznej idei, tyl-
ko z  chęci wspólnego grania. Na 
początku miał to być jeden kon-
cert z okazji Dnia Kobiet, ale okazało się, że jest faj-
nie i tak już zostało. Rozumiem, że dla niektórych 
ludzi obecność kobiet w  jazzie jest jeszcze „cieka-
wym zjawiskiem”, ale te śmieszne czasy wydają się 
dobiegać końca. Uważam, że muzyka nie ma płci, 
jest bezwyznaniowa. Powinna być wolna od ja-
kichkolwiek podziałów. Zwłaszcza jazz – chyba jest 
muzyką wolności?

Awangardowa Joëlle Léandre, funkowosoulowa 
Me’shell Ndegeocello albo Tal Wilkenfeld, Cateri
na Palazzi, Esperanza Spalding... Wybór kontra
basu jest konsekwencją fascynacji konkretnymi 
kontrabasistkami? Czy jest to jedynie szczęśliwy 
przypadek?

Zaczęłam grać na kontrabasie, 
jeszcze zanim zaczęłam się inte-
resować muzyką jazzo wą, dlatego 
opcję pierwszą możemy spokojnie 
odrzucić. Co do drugiej, Patrick 
Süskind w  swoim monodramie 
Kontrabasista napisał: „Kontraba-
sistą nikt nie zostaje z wyboru, zo-
staje się nim przez przypadek lub 
rozczarowanie”. I z  tego, co obser-
wuję, trochę tak jest. Skończyłam 
pierwszy stopień szkoły muzycz-
nej na fortepianie, ale nie mia-
łam jakoś miłości do tego instru-
mentu. Bardzo chciałam zostać 
w  szkole muzycznej, więc trzeba 
było wybrać inny. Leczyłam się 

wtedy na astmę oskrzelową, więc 
lekarz odradził mi instrumen-
ty dęte, chociaż bardzo marzyłam 
o saksofonie. Mój tata jest kontra-
basistą, klasa kontrabasu w  biel-
skim muzyku była klasą „prestiżo-
wą”. Zachęcona historiami mojego 
taty i starszych kolegów pomyśla-
łam „czemu nie?” i tak już zostało. 
Tak więc w  moim przypadku był 
to wynik zarówno rozczarowania 
innym instrumentem, jak i  swe-
go rodzaju przypadek. W mojej hi-
storii przypadek bardzo szczęśli-
wy i satysfakcjonujący. �

Muzyka nie ma płci, jest 
bezwyznaniowa. Powinna być 
wolna od jakichkolwiek po-
działów
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Jazz funerals

Piotr Rytowski 

rytowski.jazz@gmail.com

Nie tak dawno pisałem na łamach 
tej rubryki o  „jazzie weselnym”. 
Cóż, przyszła jesień, listopad za pa-
sem, czas na jazz… pogrzebowy.
Wiosną tego roku ukazała się nowa 
powieść Mariusza Czubaja zaty-
tułowana Około północy. Mówiąc 
w  dużym uproszczeniu – krymi-
nał. Fakt ten nie dziwi, jako że Czu-
baj znany jest przede wszystkim 
jako autor powieści kryminalnych, 
za które został już dwukrotnie na-
grodzony Nagrodą Wielkiego Ka-
libru. Prawdopodobnie znacznie 
węższe grono czytelników wie, że 
Czubaj to także antropolog kultury 

oraz muzyk – założyciel freejazzo-
wej grupy Kornet Olemana oraz 
saksofonista pojawiający się goś-
cinnie z  grupą Zgniłość. W  książ-
ce Około północy dają o sobie znać 
wszystkie trzy wcielenia autora.
Akcja powieści rozpoczyna się 
na pogrzebie Krzysztofa Kome-
dy w kwietniu 1969 roku, a kończy 
pogrzebem jednego z  bohaterów – 
niewidomego geniusza fortepianu 
(Wieńczysława Goszcza, bez wąt-
pienia alter ego Mieczysława Ko-
sza) i  informacją o  śmierci Marka 
Hłaski.
Sam fakt umiejscowienia pogrze-
bów jazzmanów w  fabule nie sta-
nowiłby jednak dostatecznego po-
wodu do podjęcia tego tematu. 
Kluczowa jest postać głównego bo-
hatera, jazzowego kontrabasisty, 
dla którego podstawowym spo-
sobem codziennego zarobkowa-
nia jest gra podczas ceremonii po-
grzebowych. Jak zauważa narrator, 
skrzypce, trąbka czy wokal intonu-
jący Ave Maria na cmentarzu ni-
kogo nie powinny zaskoczyć – ale 
kontrabas? „Kontrabas brzmi mię-
dzy nagrobkami jak należy, a  głę-
bokie tony i  wydobywane smycz-
kiem dźwięki, dobywane jakby 
spod powierzchni, sprawiają, że 
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ziemia drży, jakby na chwilę oży-
wali zmarli i  podawali rękę nowo 
przybyłym”. Tak o cmentarnej grze 
na tym instrumencie mówi boha-
ter. Jego profesja zostaje określo-
na przez kolegów ze świata jako 
„necrojobs”.
Jazz na pogrzebach nie jest jednak 
zjawiskiem nowym. Mam na my-
śli słynne nowoorleańskie jazz fu-
nerals. Tradycja ta ma kilka źródeł. 
Pierwszym skojarzeniem jest naj-
częściej afrykańska obrzędowość 
plemienna. Nowy Orlean był jed-
nym z głównych ośrodków handlu 
niewolnikami, wraz z  którymi do 
Stanów przywędrowały ich zwy-
czaje. Bębny i śpiewy miały pomóc 
zmarłym w  drodze w  zaświaty. 
Ale nie byłoby pewnie pogrzebów 
z  jazzowym akompaniamentem, 
gdyby nie biali kolonizatorzy. Woj-
skowe orkiestry dęte uświetniały 
swoją grą wszystkie oficjalne uro-
czystości, w tym pochówek zarów-
no mundurowych, jak i cywilnych 
oficjeli. Orkiestra na pogrzebie na-

dawała odpowiednią rangę wydarzeniu. Kiedy 
więc jazzowe bandy pojawiły się na pogrzebach 
wykluczonych społecznie czarnoskórych miesz-
kańców Luizjany, było to także aktem politycznego 
i  społecznego protestu. Nawiązanie do formy ofi-
cjalnej państwowej ceremonii przez ludność po-
zbawioną w zasadzie jakichkolwiek praw było pró-
bą podważenia pojęć władzy i prestiżu, jakie niósł 
ze sobą państwowy pogrzeb.
Tradycyjny pogrzeb jazzowy rozpoczynał się czę-
sto już w  domu zmarłego podczas „wyprowadze-
nia zwłok”. Dziś zespół najczęściej towarzyszy 
konduktowi z  kościoła lub domu pogrzebowe-
go i prowadzi go na cmentarz. Początkowo zespół 
gra pieśni pogrzebowe i tradycyjne hymny, jednak 
w drodze powrotnej muzyka nabiera tempa, w re-
pertuarze pojawiają się When The Saints Go Mar-
ching In czy Didn’t He Ramble, a uczestnicy uroczy-
stości nierzadko zaczynają tańczyć. Pochodzący 
z Nowego Orleanu Sidney Bechet, powiedział kie-
dyś: „Muzyka tutaj jest zarówno częścią życia, jak 
i  śmierci”. Patrząc z  dzisiejszej perspektywy, wi-
dzimy wyraźnie, że poza aspektem społecznym 
i  przede wszystkim, dla uczestników, osobistym, 
jazzowe pogrzeby stanowią także część kultural-
nej i turystycznej historii Nowego Orleanu, a co za 
tym idzie, stają się elementem gospodarki miasta. 
Rodzi to rzecz jasna dosyć fundamentalny kon-
flikt – czy głębokie przeżycie duchowe, żal i atrak-
cja turystyczna mogą współistnieć w tym samym 
rytuale?
Mimo że czasy się zmieniły, społeczny wymiar 
jazzowych pogrzebów jest nadal żywy – choć w in-
nych kontekstach. W sierpniu 2006 roku mieszkań-
cy Luizjany zorganizowali potężny pogrzeb jazzo-
wy na cześć ofiar huraganu Katrina. Wzięli w nim 
udział także mieszkańcy sąsiedniego stanu Missi-
sipi. Procesję prowadził zaprzężony w  konie kara-
wan, na którym spoczywała pusta trumna. Z kolei 
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20 stycznia 2017 roku grupa amery-
kańskich demonstrantów zorgani-
zowała pogrzeb jazzowy dla Lady 
Liberty. Zespół oraz ubrani na czar-
no uczestnicy towarzyszyli spo-
czywającej w  trumnie replice Sta-
tuy Wolności. Dla przypomnienia 
– 20 stycznia był dniem inaugura-
cji prezydentury Donalda Trumpa.
Jazzowe ceremonie pogrzebowe to-
warzyszyły też ikonom popkul-
tury, zarówno rzeczywistym, jak 
i  wyimaginowanym. W  2015 roku 
jazzowy pogrzeb B.B. Kinga zatrzy-
mał ruch uliczny w Memphis. Tra-
dycyjny jazzowy zespół pogrzebo-
wy odprowadzał podczas ostatniej 
drogi karawan mistrza i  jego uko-
chaną gitarę. Wiele lat wcześniej, 
w filmie Żyj i pozwól umrzeć (1973) 
świadkiem jazzowego pogrzebu 
w Nowym Orleanie jest sam James 
Bond.
Wracając do powieści Czuba-
ja – autor wprowadza w  niej kil-
ka „poziomów wtajemniczenia” 
w jazzową materię. Myślę, że wszy-

scy czytelnicy kryminałów, którzy 
sięgną po tę książkę, bez problemu 
zidentyfikują postacie Komedy czy 
Trzaskowskiego. Część, ta bardziej 
zorientowana w  historii polskie-
go jazzu, może skojarzyć zbieżność 
nazwisk i  biografii Mieczysława 
Kosza i  Wieńczysława Goszcza. 
Na koniec pozostają smaczki, któ-
re będą czytelne dla miłośników 
współczesnych, zdecydowanie 
bardziej niszowych wykonawców. 
Zespół, w  którym główny boha-
ter realizuje swoje freejazzowe za-
pędy, to… Kornet Olemana (wspo-
mniana wcześniej grupa Czubaja). 
Ponieważ nazwa jest raczej nie-
zrozumiała dla słuchaczy, muzyk 
rozważa jej zmianę na Zgniłość. 
Powieściowy wajdelota – bezdom-
ny Quasimodo, zwany Kwazim, 
twierdzi jednak, że na taką nazwę 
jest jeszcze za wcześnie (dla przy-
pomnienia – w  powieści mamy 
rok 1969). Kwazi mówi: „Wpierw 
umrze wielki starzec w białej sza-
cie. Potem zginie wielu znanych 
ludzi. I  dopiero nadejdzie czas na 
Zgniłość”.
Nie pozostaje nam nic innego, niż 
cieszyć się, że dożyliśmy czasów, 
kiedy możemy na żywo posłuchać 
Zgniłości z  gościnnym udziałem 
Mariusza Czubaja na saksofonie. 
I  to niekoniecznie na pogrzebie. 
Dla dociekliwych – utwór Kuma-
nie Komedy (Kornet Olemana), któ-
ry odgrywa niebagatelną rolę w po-
wieści – do odnalezienia w sieci. �
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Gitarowe iskierki

Jarosław Czaja 

jarczaja@poczta.onet.pl

Pisałem niedawno o artystach, któ-
rzy dla Blue Note nagrali zaledwie 
jedną albo dwie płyty. Ale byli też 
tacy, którym ta sztuka nigdy się nie 
udała, mimo że pojawiali się na 
okładkach tej wytwórni jako side-
mani. Jednym z  takich „przegra-
nych” był gitarzysta Melvin Sparks, 
który pod koniec lat sześćdziesią-
tych ubiegłego wieku towarzyszył 
w  studiu Van Geldera między in-
nymi saksofoniście Lou Donaldso-

nowi i  organiście Lonniemu Smit-
howi. Swój autorski debiut w  1970 
roku Sparks zawdzięczał jednak 
konkurencyjnej wytwórni Presti-
ge. Ale na dobrą sprawę nigdy się 
nie przebił do pierwszej ligi.
Dla tych, którzy kompletnie nie ko-
jarzą takiego gitarzysty – ważna 
informacja. Otóż w  kręgach zbli-
żonych do funku i soul jazzu Mel-
vin Sparks, który zmarł w  2011 
roku, uchodził za spadkobiercę 
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Melvin Sparks – I’m a ‚Gittar’ Player
Cannonball Records, 1997
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wielkiego Granta Greena. Faktycznie, podobień-
stwo stylu było duże, nic dziwnego zresztą, skoro 
Melvin zawsze twierdził, że na Greenie się wzoro-
wał. Ja osobiście odkryłem Sparksa w latach dzie-
więćdziesiątych, kiedy grał u boku organisty Char-
lesa Earlanda. Nigdy jednak, nie spotkałem jego 
płyty autorskiej. Aż do niedawna, bo oto wpadł mi 
w ręce krążek I’m a ‚Gittar’ Player z 1997 roku. Mia-
łem przeczucie, że jest dobry, ale nie przewidzia-
łem, że aż tak dobry! Gdybym miał ten materiał 
z czymś porównać, to ze wspólnymi dokonaniami 
Jarka Śmietany i Wojciecha Karolaka. Stara szkoła 
soul jazzu i  funku w  najlepszym możliwym wy-
daniu.
Melvin skomponował prawie cały repertuar i  za-
prosił do studia pokaźne grono muzyków. I  jak to 
w  Ameryce – panowie z  nieznanymi nazwiska-
mi (za wyjątkiem Idrisa Muhammada, którego 
słyszymy w  dwóch utworach) grają z  takim kun-
sztem, że szczęka opada. Jest hammond, piano Fen-
dera, bas Fendera, saksofon altowy, bębny i  prze-

szkadzajki. No i  oczywiście gitara 
lidera. Sparks niczego nikomu nie 
udowadnia, gra z  niesamowitym 
feelingiem niczym jego mistrz 
Grant Green. Na myśl przychodzi 
mi jeszcze jedno nazwisko – George 
Benson. Sparks ma nieco ostrzejszy 
sound, ale idea jest taka sama.
Muzyka na pozór spokojna i  – jak 
to się mówi – komercyjna, mo-
mentami wręcz leniwa i  słodka, 
ma podskórny nerw i cios, a nawet 
zwierzęcą dzikość. Bo wywodzi się 
oczywiście z bluesa. Melvin oprócz 
tego, że był naprawdę doskona-
łym gitarzystą, miał jeszcze coś, co 
można nazwać pozytywnym prze-
kazem. Człowiek słucha tej muzy-
ki i zaczyna się uśmiechać niczym 
sam Sparks na okładce tej płyty. 
Warto posłuchać. �
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Jakby grali ze sobą od zawsze

Rafał Garszczyński 

rafal@radiojazz.fm

Bobby Hutcherson – Skyline
Verve, 1999

Nadzwyczajna jakość zawartej na 
tym krążku muzyki sprawia, że rok 
1998 od zawsze, a  właściwie właś-
nie od 20 lat kojarzy mi się z  tym 
albumem. W  jazzowym świecie 
nagrania 10-, 15-letnie mają swoisty 
status, odpowiadający samochodo-
wym youngtimerom – nie są jesz-
cze klasykami, ale już wiadomo, 
że się nimi staną. Tak jest właśnie 
w  przypadku Skyline, albumu jed-
nego z najważniejszych jazzowych 
wibrafonistów, Bobby’ego Hutcher-
sona. Zdając sobie sprawę, że Kanon 
Jazzu to nie zjawisko muzealne, 
czasem sięgam po produkcje nieco 
młodsze, a właściwie całkiem mło-
de, dopiero dwudziestoletnie.

Pamiętam niezwykle przychylne 
oceny krytyków, którzy ochoczo 
przyznawali tej płycie najwyższe 
oceny w  czasie, kiedy się ukazała. 
Co nie było takie znowu oczywiste, 
bowiem z  pewnością w  końców-
ce XX wieku nie było szczególnie 
modne mainstreamowe granie, 
zwłaszcza z udziałem, a nawet pod 
wodzą wibrafonisty – przedsta-
wiciela muzycznego gatunku ra-
czej znajdującego się pod ochroną, 
w  związku z  niewielką ilością po-
zostałych jeszcze przy życiu przed-
stawicieli.
Skyline to jednak nie tylko Bobby 
Hutcherson, muzyk wtedy już zde-
cydowanie pokolenia dojrzałego 
(rocznik 1941), który swoje pierw-
sze nagrania realizował na począt-
ku lat sześćdziesiątych, a aktywnie 
działającym muzykiem pozostał 
niemal do śmierci w roku 2016. Jego 
ostatni wydany za życia album to 
pochodzące z  2014 roku nagranie 
Enjoy The View, które było zaskaku-
jącą nowością kilka lat temu.
Skyline to również zgrabnie skom-
ponowany zespół, złożony z rówieś-
nika lidera – Ala Fostera i  nieco 
młodszych towarzyszy i  towarzy-
szek – Geri Allen, Kenny’ego Gar-
retta i  Christiana McBride’a. Ten 
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międzypokoleniowy kwintet brzmi jakby grali ze 
sobą od zawsze, niezależnie od tego czy wykonu-
ją jazzowe standardy starsze od lidera (I Only Have 
Eyes For You), jego własne kompozycje czy muzy-
kę filmową (Can You Read My Mind – Love Theme 
from Superman). Repertuar wydaje się dość przy-
padkowy, ale w  takim składzie i  w  taki sposób 
mogliby zagrać równie doskonale w  każdą dobrą 
melodię. To przecież nie koncept album czy jakieś 
przesłanie do świata, a zwyczajnie kawał dobrego 
ponadczasowego jazzu.
Skyline to album wyśmienity, choć raczej nigdy 
nie będzie moim ulubionym w dorobku Bobby’ego 
Hutchersona. Z  jego bogatej dyskografii wybrał-
bym pewnie płytę Montara z  połowy lat siedem-
dziesiątych, Stick-Up! w  absolutnie genialnym 
składzie z  Joe Hendersonem i  McCoy’em Tyne-
rem, nagrania z Jackiem McLeanem czy Grantem 

Greenem. Możecie uznać, że Bob-
by Hutcherson był konserwatyw-
nym, szukającym solidnych melo-
dii muzykiem środka. Większość 
jego dyskografii zdaje się potwier-
dzać taką tezę, sięgnijcie jednak 
po Out To Lunch! Erica Dolphy’ego, 
albo jego własny album San Fran-
cisco, a  poznacie zupełnie innego 
Bobby Hutchersona.
Każdy utwór umieszczony na Sky-
line to zupełnie osobna muzyczna 
historia. A  zamykający płytę duet 
Geri Allen i  Bobby’ego Hutcherso-
na, w  jego autorskiej kompozycji 
Candle, jest jeszcze o  pół gwiazdki 
ciekawszy od reszty tego wyśmie-
nitego albumu. �

Platforma podcastowa
RadioJAZZ.FM
www.archiwum.radiojazz.fm
Ty decydujesz kiedy,  
jakiej audycji słuchasz.
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Rok ważnych okrągłych rocznic Milesa 
50 lat In A Silent Way i Bitches Brew

Cezary Ścibiorski 

cezary.scibiorski@wp.pl

30 lipca 1969 roku do sklepów mu-
zycznych trafiła płyta Milesa Da-
visa In A Silent Way. Trębacz kolej-
ny raz brawurowo skorzystał ze 
swej muzycznej erudycji. W tekście 
Franka Glenna zaaprobowanym 
przez Davisa i  zamieszczonym na 
okładce albumu po raz pierwszy 
użyte zostało sformułowanie „New 
Directions”. Miles używał go po-
tem przez wiele lat i nie było w tym 
przesady z jego strony.
W  tekście Franka Glenna mowa 
jest o wpływie, jaki na zawartość al-
bumu miały jazz i  rock (tutaj jesz-
cze używa się określenia „tak zwany 
rock”), o  długich liniach tematycz-
nych charakterystycznych dla kom-
pozytorów szesnastowiecznych, po-
lirytmii i politonalności cechujących 
współczesną muzykę klasyczną XX 
wieku. Eteryczny i oniryczny nastrój 
tej muzyki przypomina Kind Of Blue. 
Brzmienie instrumentów jest jed-
nak inne – ma w sobie coś z dźwię-
ków, które można usłyszeć poprzez 
mgłę z drugiego brzegu jeziora…
Sesja, podczas której zarejestrowa-
no muzykę zamieszczoną na pły-
cie, miała miejsce 18 lutego 1969 
roku, od dziesiątej rano do wpół do 
drugiej. 

Szerokie brzmienie

Od lipca 1968 roku skład zespołu 
Milesa Davisa ulegał stopniowym, 
ale szybkim zmianom. Najpierw 
odszedł Ron Carter, który zdecydo-
wanie nie chciał się podporządko-
wać nowym pomysłom lidera. Po 
krótkim udziale Miroslava Vitouša 
na dłuższy czas rolę basisty przejął 
Dave Holland. Zaraz potem do Her-
biego Hancocka dołączył, i niedłu-
go potem go zastąpił, Chick Corea. 
Ostatnim nowym członkiem ze-
społu został Jack DeJohnette. Do se-
sji nagraniowych zaczął regular-
nie dołączać Joe Zawinul. Zarówno 
Hancock, jak i Tony Williams przy-
jeżdżali do studia, kiedy tylko Da-
vis ich potrzebował.
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Rozpiętość brzmienia na In A  Silent Way jest rze-
czywiście niezwykła. W  nagraniu istotną rolę od-
grywało wykorzystywane instrumentarium: or-
gany Hammonda Joe Zawinula, trzy fortepiany 
Fender Rhodes obsługiwane przez Zawinula, Coreę 
i  Hancocka, bas, na którym smyczkiem i  palcami 
grał Holland, oraz gitara elektryczna McLaughlina. 
Warto zauważyć, że styl tego gitarzysty na tej płycie 
(jak zresztą na wszystkich jego nagraniach z Davi-
sem) bliższy jest grze Wesa Montgomery’ego i Jima 
Halla aniżeli Jimiego Hendrixa czy Muddy’ego Wa-
tersa.
Wyjątkowej urody jest brzmienie saksofonu sopra-
nowego Wayne’a Shortera. Wszystko przenika mo-
notonny i  precyzyjny puls perkusji Tony’ego Wil-
liamsa. Miles gra bez tłumika, a jego bardzo długie, 
skupione frazy tworzą – obok gry pozostałych mu-
zyków, na których z pewnością miał wpływ – kli-
mat płyty.
Po raz pierwszy też Miles Davis zastosował tech-
nikę montażu nagrań. Muzycy rejestrowali 
krótkie fragmenty, zgodnie z  jego sugestiami. 
Poszczególne fragmenty, czasami krótkie im-
prowizacje – sola, duety nagrane na taśmę – były 
następnie przy stole mikserskim sklejane i  po-
wtarzane w  kilku miejscach nagrania. Nadgry-
wano na nich kolejne partie, dodawano efekty 
akustyczne. Do tej pory w ten sposób pracowali 
realizatorzy i muzycy z obszaru muzyki rozryw-
kowej. W  muzyce jazzowej techniki montażo-
we służyły wcześniej jedynie udoskonaleniu na-
grania studyjnego, a w tym przypadku stały się 
decydującą metodą twórczą. Po prawdzie taka 
technika zastosowana została już przy Circle In 
The Round Davisa, zrealizowanym w  grudniu 
1967 roku, ale montażu dokonywał wtedy nie on, 
ale Stan Tonkel. A poza tym nagranie to ukazało 
się dopiero w czasie wielkiej przerwy w działal-
ności trębacza – w 1979 roku.

Dzień po Woodstock

W  rankingach najlepszych płyt 
Milesa Davisa In A Silent Way czę-
sto znajduje się na czołowych pozy-
cjach. Nie brakuje też takich, którzy 
uważają ją za zdecydowanie najlep-
szą. Oprócz bez wątpienia wyjątko-
wej urody kompozycji i niezwykłe-
go ich wykonania wartością tego 
albumu jest wpływ, jaki wywarł 
na rozwój muzyki. Już wkrótce po 
jego wydaniu echa In A Silent Way 
można usłyszeć na pierwszych na-
graniach epoki fusion, szczególnie 
na płytach muzyków uczestniczą-
cych w nagraniu tego dzieła Mile-
sa. Chociażby na pierwszym albu-
mie grupy Weather Report czy na 
zatytułowanym jak późniejsza na-
zwa zespołu Chicka Corei Return 
to Forever. Oddziaływanie tej pły-
ty Milesa jest zresztą ewidentne do 
czasów obecnych.
Trzy tygodnie po ukazaniu się In 
A  Silent Way rozpoczęła się sesja 
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nagraniowa Bitches Brew. Było 
to następnego dnia po zakończe-
niu słynnego festiwalu Wood-
stock, a właściwie jeszcze w chwi-
li, kiedy występował na scenie 
band Jimiego Hendrixa. Sam fe-
stiwal, występujące na nim ze-
społy, a także świadomość cztery-
stutysięcznej widowni, która tam 
zjechała, nie mogły być Davisowi 
obojętne.
Brzmienie Bitches Brew, rów-
nie tajemnicze jak na In A  Silent 
Way, jest istotnie wzbogacone 
przez znacznie rozszerzony skład 
zespołu. Materiał kipi też przy-
czajoną, ale iście wulkaniczną 
energią. Obie te płyty – zarazem 
różne i  mające tak wiele wspól-
nego – zmieniły na zawsze mu-
zykę. I  to wielu gatunków – prze-
de wszystkim jazzową, ale także 
rozrywkową, rockową. Ich wpły-
wy słyszalne są nawet w  muzyce 
współczesnej granej dla publicz-
ności odwiedzającej filharmonię.

Data nagrania a data wydania

Podczas omawiania płyt i przygotowywania audy-
cji zawsze trapi mnie dylemat, czy odnosić się do 
daty nagrania, czy momentu jego pojawienia się 
na rynku. Ukazanie się albumu daje szerokiej pub-
liczności pierwszą możliwość zetknięcia się z mu-
zyką, szczególnie tak nowatorską, jak na In A Silent 
Way. Dopiero od tej chwili wywarte wrażenie za-
czyna przynosić efekty i zmieniać zarówno prakty-
kę wykonawczą, jak i  powszechny odbiór nowych 
brzmień. Z drugiej strony, konkretny czas dokony-
wania nagrań mówi wiele o etapie, na którym znaj-
dował się wtedy artysta.
Niejednokrotnie, szczególnie w  przypadku wy-
darzeń przełomowych lub szczególnie nowator-
skich, brak odwagi, obawy przed podjęciem ryzyka 
– ze strony muzyka bądź wydawców – powodowa-
ły wieloletnie opóźnienia w  wypuszczeniu nagra-
nia na rynek. Czasem też względy komercyjne, ta-
kie jak obowiązujący plan wydawniczy czy zaległe 
zobowiązania kontraktowe, sprawiały, że nagrania 
ukazywały się dopiero po kilku latach, kiedy mu-
zyk był już w zupełnie innym miejscu swojej dro-
gi twórczej. Sytuacje takie zdarzyły się też Mileso-
wi Davisowi, dlatego daty nagrań, szczególnie po 
latach, miewają także istotne znaczenie dla śledzą-
cych historię jego muzyki.
Pięćdziesiąta rocznica ukazania się In A Silent Way 
i nagrania Bitches Brew to nie jedyne okrągłe roczni-
ce doniosłych płyt z dyskografii Milesa Davisa przy-
padające w tym roku. Choć oczywiście żadna z nich 
nie jest tak bliska tej rubryce – Wszystkie drogi pro-
wadzą do Bitches Brew. W  kolejnych artykułach 
przede wszystkim odnosić się będę do dat wydania 
innych tytułów Milesa. Niemniej będzie też mowa 
o sesjach nagraniowych dokonywanych równe dzie-
sięciolecia temu, gdyż w większości miały one rów-
nie istotne znaczenie jak daty wydawnicze. �
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rapera Phonte oraz holenderskiego 
producenta Nicolaya. Panowie na-
wiązali kontakt przez Okayplayer – 
jedną z największych i najważniej-
szych społeczności internetowych 
(na marginesie: założoną przez 
Questlove’a  z  The Roots). Legenda 
głosi, że Phonte i  Nicolay ani razu 
nie spotkali się twarzą w  twarz 
podczas tworzenia albumu. Con-
nected to zatem pierwszy klasyk 
nagrany przez internet. A  jeśli nie 
pierwszy, to na pewno taki, dzię-
ki któremu artyści zaczęli patrzeć 
o wiele łaskawszym okiem na two-
rzenie w podobny sposób.
Dużym atutem twórczości Lit-
tle Brother zawsze była łatwość 
w  utożsamianiu się z  twórcami. 
Fajnie jest słuchać gangsterskich 
opowieści, ale nie ma co ukry-
wać, że większość z  nas częściej 
miała problemy z  opłaceniem ra-
chunków niż z  działalnością kon-
kurencyjnego gangu narkotyko-
wego. A  na Connected znajdziemy 
wersy właśnie o  tym pierwszym. 
Co do warsztatu rapowego Phon-
te nigdy nie było wątpliwości – jego 
teksty są ciekawe i kreatywne, po-
ruszana tematyka, jak wspomnia-
łem wcześniej, bliska słuchaczom, 
a flow zawsze na miejscu.

Pierwszy „internetowy” klasyk

Adam Tkaczyk 

adam-tkaczyk@wp.pl

The Foreign Exchange – Connected
BBE, 2004

Okazje do przypomnienia sobie 
pierwszego albumu grupy The Fo-
reign Exchange są co najmniej 
dwie. Po pierwsze, Phonte – wokal-
na część duetu, po dziewięciu la-
tach wydał album z Rapperem Big 
Poohem jako Little Brother. A  Lit-
tle Brother to bardzo istotny dla ga-
tunku zespół, więc jest to niemałe 
wydarzenie w środowisku. Po dru-
gie, w tym roku, dokładnie 24 sierp-
nia, od wydania Connected minęło 
okrągłe 15 lat! A  ponieważ ten al-
bum starzeje się jak wino i  urósł 
przez ten czas do miana klasyka 
gatunku – przypomnijmy sobie, jak 
to z nim było.
The Foreign Exchange to projekt 
utworzony przez amerykańskiego 
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W  porównaniu z  albumami Lit-
tle Brother, Phonte zanurza się jed-
nak o  wiele głębiej w  śpiew, nie 
zapominając oczywiście o jakościo-
wym rapowaniu. Aksamitne pod-
kłady Nicolaya skusiły go do eks-
perymentów – czy to nieśmiałego 
harmonizowania, czy całkowite-
go porzucenia rapowych kajdanów 
i  pełnoprawnego śpiewu. Umiejęt-
ności te rozwijał przez kolejne lata 
i  nawet nagrywał albumy, gdzie 
nie rapował wcale, ale już na Con-
nected brzmiał świetnie. I general-
nie, drodzy Czytelnicy, jeśli zoba-
czycie imię Phonte przypisane do 
jakiegokolwiek projektu muzycz-
nego – możecie włączać w ciemno. 
To solidna marka.
Nie dziwię się, że to właśnie bity 
wyprodukowane przez Nicolaya 
skłoniły Phonte'a  do odkrywania 
różnych możliwości swojego głosu. 
Wypełnione są neo soulem, smacz-
ku dodają też elementy R&B, elek-
troniki i jazzu. Różnią się od siebie 
nastrojem i  tempem, ale za każ-
dym razem trzymają się elegancji, 
delikatności i  subtelności. Słysza-
łem kiedyś zarzuty, że są do siebie 
dość podobne i mogą zlać się w ca-
łość, ale jeśli przy trzykrotnym 
przesłuchaniu pod rząd nie męczą, 
to nie widzę problemu.

Zresztą, o  różnorodność dba tu-
taj też Phonte, zestawmy ze sobą 
na przykład bardziej „zadziorne” 
The Answer oraz Raw Life z  soulo-
wymi Come Around lub Happiness. 
Podobnie jak wiele opisywanych 
przeze mnie w  tym miejscu albu-
mów – Connected pozostaje wierne 
ogólnemu, wyrazistemu nastrojo-
wi, jednocześnie różnicując środ-
ki. Nicolay używa nie tylko sam-
pli i  narzędzi elektronicznych, ale 
umiejętnie wplata też żywe in-
strumenty. Pomimo użycia wielu 
warstw dźwiękowych i wokalnych 
– efekt końcowy pełen jest prze-
strzeni i  kompletnie nie sprawia 
wrażenia przeładowanego efekta-
mi i dźwiękami.
Connected było nietypowym (jak 
na 2004 rok) początkiem histo-
rii, kontynuowanej jeszcze na 
czterech albumach studyjnych 
i  jednym live. Album poszerzył 
grono słuchaczy Nicolaya, oraz 
zakres zainteresowań twórczych 
Phonte'a. Jest jedną z  najważniej-
szych płyt rapowych spoza głów-
nego nurtu ostatnich dwóch de-
kad i  po 15 latach nadal brzmi 
świeżo. Warto włączyć w słonecz-
ne, choć jesienne dni, by poczuć 
słodycz i  urok amerykańsko-ho-
lenderskiej współpracy. �

DTB Live Adama Tkaczyka 

w każdy piątek
w audycji JazzPRESSjonizm
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godz. 14:00
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W  przyszłym roku wypada setna rocznica 
nadania pierwszej audycji radiowej na świe-
cie. Historia polskiej radiofonii jest o pięć lat 
krótsza – w  lutym 1925 roku wyemitowa-
no próbny program, a w sierpniu powołano 
spółkę Polskie Radio. Zanim przyjdzie czas 
na celebrację tych wydarzeń, jeszcze w bie-
żącym roku, swój dziesiąty jubileusz obcho-
dzi RadioJAZZ.FM – jedyna stacja w  Polsce 
nadająca głownie jazz. Rocznice skłaniają 
do zastanowienia się nad rolą radia w roz-
woju tego gatunku muzycznego w Polsce.

Szkoła

„Jeśli nie wsiądziesz do metra linii A, zro-
zumiesz, że ominąłeś najkrótszą dro-

Od Głosu Ameryki  
do RadioJAZZ.FM 

gę do Harlemu” – śpiewała Ella Fitzgerald 
w utworze Take the „A” Train. Przez lata dla 
milionów osób w Europie Wschodniej me-
lodia ta była sygnałem ogłaszającym wej-
ście do innego świata. Parafrazując tekst 
piosenki: „Jeśli nie włączyłeś radia, straci-
łeś szansę na poczucie wolności”. W  1942 
roku rząd Stanów Zjednoczonych powołał 
rozgłośnię Voice of America (Głos Amery-
ki), której mottem było: „Podajemy wiado-
mości dobre i  złe, ale zawsze prawdziwe”. 
Od 7 maja 1942 roku jej program docierał 
do Polski i  choć w  okresie zimnej wojny 
był zagłuszany, nie przeszkodziło to zyskać 
rozgłośni wielkiej popularności.
Głosem utożsamianym ze stacją był bary-
ton Willisa Conovera, prowadzącego pro-

radiowa  
historia  
polskiego  
jazzu

 10 lat RadioJAZZ.FM
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gram Voice of America Jazz Hour (Godzina 
Jazzu). Przez czterdzieści lat rozpoczynał go 
wycinek wspomnianego Take the „A” Train, 
sprawiając, że melodię w wykonaniu orkie-
stry Duka Ellingtona znali wówczas wszy-
scy. By zrozumieć, jak ważna dla środo-
wiska jazzowego była ta godzina w  eterze, 
wystarczy sięgnąć po jakąkolwiek biogra-
fię polskiego muzyka – już na pierwszych 
jej kartach znajdziemy deklarację, że był to 
pierwszy kontakt z mistrzami zza oceanu. 
„Dzieci Conovera”, tak to pokolenie nazwał 
Paweł Brodowski1.
Wspomnianą audycję kierowano wyłącz-
nie do zagranicznych odbiorców, dla któ-
rych oprócz źródła muzyki, za sprawą nie-
nagannej dykcji autora, była też lekcją 
obcego języka. W drugiej połowie lat pięć-
dziesiątych programu słuchało 100 milio-
nów osób na całym świecie, a o Conoverze 
mówiono, że wybił w  murze berlińskim 
„większą dziurę niż jakikolwiek polityk”. 
O miłości, jaką Amerykanina darzono nad 
Wisłą, osobiście przekonał się on w  1959 
roku, kiedy po raz pierwszy odwiedził 
Warszawę. „Takiej audycji nigdy przedtem 
nie było i nigdy już nie będzie”2, powiedział 
Andrzej Trzaskowski, który wraz ze swoim 
triem wystąpił na scenie Filharmonii Na-
rodowej ku czci gościa.
W  systemie uznającym wszystko co za-
chodnie za element wywrotowy Godzi-
na Jazzu była antidotum na brak dostępu 
do jazzowych nagrań. Powszechnym sta-
ło się tworzenie zapisów nutowych ze słu-
chu, jak wspominał Jan Ptaszyn Wrób-
lewski: „Najczęściej siadaliśmy w  dwójkę 
z Krzysztofem [Komedą] przy radiu i mie-

liśmy ustalone metody pracy: ty spisujesz 
pierwszy i  drugi takt, ja trzeci i  czwarty 
(…). Wszystko robiliśmy po omacku”3. An-
drzej Trzaskowski dodawał, że „dość czę-
sto na falach średnich występował zanik 
dźwięku. Wtedy trzeba było wydzwaniać 
po znajomych i pytać: «słuchaj, stary, może 
próbowałeś zapisać taki temat, (…) może 
u ciebie nie było zaniku?»”4. Tomasz Stań-
ko w tym procesie szlifował tak kluczową 
dla jego stylu umiejętność improwizacji: 
„Samo spisywanie jest poznawaniem. Kie-
dy grane są niepełne nuty i zastanawia się 
pan, jak to idzie, poznaje pan logikę im-
prowizatora”5. Dla zbuntowanych adeptów 
klasycznie zorientowanych uczelni, gdzie 
jazz traktowano jak karykaturę prawdzi-
wej sztuki, to właśnie radio okazało się 
prawdziwą szkołą.

Spadkobiercy

Gdy po śmierci Stalina w 1953 roku nasta-
ła „odwilż”, władza ludowa zezwalała na 
coraz śmielsze muzyczne inicjatywy. Choć 
media początkowo nazywały je „chuligań-
skimi wybrykami”, wkrótce i  one musiały 
dostrzec ich potencjał. Coraz częściej z  ra-
diowych głośników płynął jazz, zaczęły 
pojawiać się poświęcone mu audycje. Już 
w  1950 roku w  Programie Pierwszym Pol-
skiego Radia zadebiutowała audycja Muzy-
ka i aktualności, początkowo jedyna umoż-
liwiająca słuchanie tego gatunku. Przez 
ponad pięćdziesiąt lat emisji z programem 
związało się wielu dziennikarzy, z Królową 
Radia – Maliną Zasadzińską na czele. W la-
tach pięćdziesiątych jazz pojawiał się też 
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w  Rozgłośni Harcerskiej. Marek Gaszyń-
ski wspominał, że w 1958 roku wraz z Wi-
toldem Pogranicznym (obaj później byli 
dziennikarzami Polskiego Radia) prowa-
dził tam audycję 30 minut rytmu6.
W  1962 roku powołano Program Trze-
ci Polskiego Radia, który stał się ważnym 
medium promocji gatunku. Swoje pro-
gramy prowadzili wówczas między inny-
mi Mateusz Święcicki (Mój magnetofon), 
Edward Steinhagen (Z nieznanych nagrań 
Benny Goodmana, Nie wszystko o  swin-
gu, Taki był jazz) oraz Roman Waschko 
(Roman Waschko i  jego płyty). Prawdzi-
wym spadkobiercą misji Conovera okazał 
się jednak Jan Ptaszyn Wróblewski. Sak-
sofonista od 1970 roku prowadzi audycję 
Trzy kwadranse jazzu, co czyni ją jednym 
z  najdłużej nadawanych programów ra-
diowych w Polsce.
„Dostałem wolną rękę, audycję ułożyliśmy 
razem z  dyrektorem, który stwierdził, że 
jest w porządku. Udzielił kilku radiowych 
wskazówek i tyle. Poszło”7 – wspominał po-
czątki z  typową dla siebie skromnością. 
Autor znakomicie dobiera prezentowaną 
muzykę, przywołuje również anegdoty ze 
swojego środowiska, zarażając miłością do 
jazzu kolejne pokolenia. W  różnych okre-
sach Ptaszyn dzielił mikrofon z Janem Bor-
kowskim, Pawłem Brodowskim, Marcinem 
Kydryńskim oraz Tomaszem Szachow-
skim. Niewątpliwie popularyzacja gatun-
ku wśród melomanów w Polsce jest zasłu-
gą właśnie tej piątki.
Warto wskazać na osobliwy aspekt jazzo-
wych audycji – ich sygnały. Wspominany 

wcześniej Take the „A” Train ma w naszym 
kraju status kultowy, podobnie jak kompo-
zycja La Nevada Gila Evansa, która od po-
czątku otwiera audycję Wróblewskiego. 
Borkowski na czołówkę swoich występów 
wybrał utwór Errolla Garnera That’s My 
Kick, Steinhagen Sing, Sing, Sing Benny’ego 
Goodmana, Roman Waschko zaś Hot Fudge 
Billa Doggetta.
Szczególny wymiar miał sygnał Muzy-
ki wśród przyjaciół – cotygodniowej audy-
cji na antenie Programu Pierwszego, w któ-
rej Andrzej Jaroszewski prezentował treści 
przygotowane przez Willisa Conovera. Ot-
wierającą go melodię Far Off, Close By na-
pisał bowiem... sam Willis. Konsekwentne 
użycie jednego tematu utrwalało wśród 
słuchaczy znajomość standardów, ucząc 
ich elementów charakterystycznych dla 
danego muzyka czy stylu.
Popularyzatorską rolę odegrały też rozgłoś-
nie regionalne. Witold Miszczak od 1972 
roku na antenie Radia Lublin przez dwa-
dzieścia lat prowadził audycję Jazz i  Jazz-
mani – drugi tego typu program w  Polsce 
po Trzech kwadransach jazzu8. Znakomi-
te jazzowe audycje nadawano na antenie 
Polskiego Radia Wrocław, kiedy od 1990 
roku ze stacją związał się Jan Mazur, jeden 
z  organizatorów festiwalu Jazz nad Odrą. 
W  jego autorskiej audycji Teraz Jazz regu-
larnie pojawiał się saksofonista Piotr Ba-
ron, później (w  latach 1994-2011) sam gosz-
czący na antenie z  własnym programem. 
Od 1977 roku z  rozgłośnią Radia Kraków 
związany jest Antoni Krupa, autor między 
innymi cyklu Historia krakowskiego jazzu. 
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Jak wspomina, jego pierwszą audycją był 
Muzyczny Świat Johna Coltrane’a przygoto-
wany dla Programu Drugiego w 1977 roku9. 
Również Radio Łódź, które wystartowało 
w  drugiej połowie lat siedemdziesiątych, 
może pochwalić się istotnymi audycjami 
o tematyce jazzowej. W tym czasie ze stacją 
związał się Jan Targowski, autor m.in. pro-
gramu Jazz przed północą.
Niestety, naznaczone prywatyzacją lata 
dziewięćdziesiąte oraz walka z  rynkową 
konkurencją w  kolejnej dekadzie sprawi-
ły, że ważny stał się inny, mniej wyma-
gający odbiorca. Kolejne audycje znikały 
z  eteru, a  tym, które przetrwały, przesu-
wano emisję na późniejsze godziny. Śro-
dowisko jazzowe nie ukrywało oburzenia 
– swoje rozgoryczenie przedstawiali czy-
telnicy w  listach do redakcji Jazz Forum, 
a także muzycy, między innymi Wojciech 
Karolak10.
By uzupełnić dotkliwą lukę, 6 grudnia 
1996 roku z inicjatywy Mariusza Adamia-
ka powołano Jazz Radio. Radiostacja swo-
ją misję realizowała przez dwanaście lat, 
po czym, nie mając szczęścia do kolej-
nych właścicieli, straciła pasmo transmi-
syjne. W  ciągu zaledwie miesiąca od jej 
zamknięcia powstał projekt RadioJAZZ.
FM – zakładający przeniesienie radiosta-
cji w przestrzeń internetu. Przez kolejnych 
dziesięć lat dzięki zaangażowaniu słucha-
czy i  ekipy redakcyjnej radio rozwijało 
się, będąc jedyną taką inicjatywą w kraju. 
Obecnie tygodniowa ramówka obejmuje 
kilkanaście popularyzatorskich audycji, 
z  których nie sposób pominąć najdłużej 

trwającej – Jazz Kameralny Piotra Wickow-
skiego, czy nadawanego od 2011 roku Ka-
nonu Jazzu, w którym Rafał Garszczyński 
przybliżył już przeszło 300 ważnych albu-
mów z historii gatunku.

Praca

Gdy w 1945 roku Władysław Szpilman po-
wrócił do pracy w  Polskim Radiu, zaczę-
ło odżywać środowisko muzyczne. Radio 
dawało najlepszą okazję do prezentowa-
nia swojej twórczości, stąd nie brakowało 
chętnych do pracy na antenie. Wielu mu-
zyków szlifowało umiejętności w  radio-
wych orkiestrach pod batutami Jerzego 
Haralda (Rozgłośnia Śląska), Jerzego Ger-
ta (Rozgłośnia Krakowska), Jana Cajmera 
(Rozgłośnia Warszawska) czy Stefana Ra-
chonia (Orkiestra Symfoniczna w  War-
szawie).
Choć po odwilży władza ludowa mniej re-
strykcyjnie podchodziła do rodzaju gra-
nej muzyki, nie mogła pozwolić na promo-
cję amerykańskich wzorców. Wykonawcy 
o  jazzowych aspiracjach musieli dobierać 
więc repertuar tak, by umiejętnie przemy-
cać interesujące ich elementy. Prym w  tej 
dziedzinie wiódł radiowy zespół Edwar-
da Czernego. Kompozytor był pasjonatem 
jazzu i gdy w  latach 1959-74 prowadził Or-
kiestrę Taneczną Polskiego Radia, umiejęt-
nie wplatał do jej gry zachodnie niuanse.
Gdy w  końcu i  jazz zyskał uznanie wśród 
dygnitarzy, kierownictwo nad zespoła-
mi radiowymi obejmowali przedstawicie-
le tego środowiska. Andrzej Kurylewicz 
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dyrygował radiowym big-bandem w  la-
tach 1964-66, co zarejestrowano na albumie 
w  serii Polish Jazz. Dużo dłuższą karierę 
zrobił w  tej dziedzinie Andrzej Trzaskow-
ski. Prawie dwadzieścia lat (1974-91) pełnił 
funkcję dyrektora i  kierownika artystycz-
nego Orkiestry Polskiego Radia i  Telewi-
zji Studio S-1, z  którą nagrał ponad tysiąc 
utworów instrumentalnych i piosenek.
Nieocenioną pracę dla radiowych zespołów 
wykonał Bogusław Klimczuk. W  1962 roku 
założył Studio M2, w którym zebrał obiecują-
cych młodych aranżerów. Była to grupa o ot-
wartym charakterze, chętnie podejmująca 
pracę z jazzmanami. W latach 1964-66 ze Stu-
diem ściśle związał się Polish Jazz Quartet, 
którego liderzy – Wojciech Karolak i Jan Pta-
szyn Wróblewski doskonalili tam swój aran-
żacyjny kunszt. Drugi z nich w 1968 roku po-
wołał do życia Studio Jazzowe, bezpośrednio 
kontynuujące dzieło poprzednika.
Jak wspominał Tomasz Stańko, był to „ro-
dzaj workshopu. (…). Pełne zawodowstwo, 
szybko przegrywaliśmy kompozycje już 
w  trakcie sesji i  nagrywaliśmy (…). Ra-
dio za wszystko dobrze płaciło”11. Skład ze-
społu zmieniał się w  zależności od rodza-
ju przedsięwzięcia, zawsze skupiał jednak 
śmietankę polskiego jazzu, między inny-
mi Włodzimierza Nahornego, Zbigniewa 
Namysłowskiego, Zbigniewa Seiferta, To-
masza Stańkę i  Michała Urbaniaka. Przez 
dziesięć lat zespół zarejestrował dla Pol-
skiego Radia 187 utworów, nagrywał autor-
skie płyty i akompaniował solistom.
Szczególne miejsce wśród jazzmanów ro-
biących radiowe kariery zajmuje Jerzy Mi-

lian. Gdy w  latach sześćdziesiątych więk-
szość środowiska przeniosła się do stolicy, 
on zdecydował się pozostać w  rodzinnym 
Poznaniu. Z  tamtejszą rozgłośnią związa-
ny był od 1953 roku, kiedy wystąpił na an-
tenie z autorskim kwintetem. W 1957 roku 
Stanisław Kubiak (dyrektor Poznańskiego 
Ośrodka Radiowo-Telewizyjnego) powołał 
taneczno-rozrywkową orkiestrę Poznań-
ska Piętnastka Radiowa. Przez większość 
czasu jej istnienia jej kierownikiem był 
Zygmunt Mahlik, a  w  składzie obok naj-
ważniejszych lokalnych muzyków wystę-
pował też Milian. Oprócz funkcji instru-
mentalisty wibrafonista realizował się tam 
jako aranżer. „Praca w  poznańskiej roz-
głośni była moją pierwszą poważną prak-
tyką w  pisaniu partytur na orkiestrę”12 
– wspominał Milian. Z  wielkopolską ra-
diostacją współpracował do 1973 roku, kie-
dy otrzymał propozycję kierowania Orkie-
strą Rozrywkową PRiTV w Katowicach. Był 
jej dyrektorem w latach 1974-91 i wychował 
wówczas wielu cenionych muzyków. Z  or-
kiestrą nagrywały wtedy niemal wszystkie 
gwiazdy polskiej estrady.
Poza możliwością pracy Polskie Radio ofero-
wało muzykom przestrzeń do realizacji na-
grań. Nie sposób wymienić wszystkich płyt, 
jakie przez lata zarejestrowano w  tamtej-
szych studiach. Dość powiedzieć, że aż sześć 
albumów jazzowych nagrodzonych Fryde-
rykiem wyprodukowano właśnie w  Pol-
skim Radiu (Circle Piotra Wojtasika, Chopin 
tria Andrzeja Jagodzińskiego, Lyrics Henry-
ka Miśkiewicza, Places Atom String Quartet, 
Ravel tria Dominika Wani). Również młode 



JazzPRESS, październik  2019       |143 10 lat RadioJAZZ.FM

pokolenie dostrzega potencjał tych sal – na-
grywali tu choćby Kamil Piotrowicz, Kuba 
Więcek i Piotr Orzechowski.

Archiwum

Polskie Radio jest zobligowane również do 
pełnienia funkcji dokumentacyjnej. Ra-
diowe zbiory gromadzono od początku jego 
istnienia, jednak najstarsze archiwa znisz-
czone zostały podczas działań wojennych. 
Po 1945 roku zaczęto sprowadzać do War-
szawy materiały z  całej Polski i  przez lata 
zgromadzono imponującą kolekcję. Jak 
mówił Andrzej Mietkowski (szef portalu 
polskieradio.pl), „W  bazie komputerowej 
mamy około miliona nagrań. Jedna trze-
cia z nich ma już postać cyfrową. (…) jeste-
śmy depozytariuszem dźwiękowej historii 
Polski”13. Poza śladami historycznych wyda-
rzeń są tam też rejestracje koncertów oraz 
liczne realizacje studyjne.
W 1996 roku powstała wytwórnia muzycz-
na, od 2011 funkcjonująca pod nazwą Agen-
cji Muzycznej Polskiego Radia, której za-
daniem jest wydawanie najciekawszych 
pozycji z  archiwalnych zbiorów. Wśród 
najważniejszych kolekcji należy wymie-
nić serię Polish Radio Jazz Archives zawie-
rającą nagrania transmitowanych na ante-
nie koncertów oraz wykonań z radiowych 
studiów. Do dzisiaj ukazały się trzydzie-
ści dwa wolumeny tej serii. Inną produkcją 
jest ośmioczęściowa seria Krzysztof Kome-
da w Polskim Radiu – bez wątpienia najbar-
dziej kompleksowa prezentacja dorobku 
wielkiego kompozytora i pianisty.

„Oglądam dużo baseballu w radiu” – stwier-
dził prezydent USA Gerald Ford. Ten żartob-
liwy cytat świetnie charakteryzuje potęgę 
radia, pobudzającego wyobraźnię odbiorcy 
jak żadne inne medium. Dostarczanie roz-
rywki to jednak nie wszystko. Radio potra-
fi oddziaływać na różne aspekty życia po-
litycznego, społecznego czy kulturowego. 
Z  jednej strony może być kreatorem zda-
rzeń, z  drugiej zaś pozostawać świadkiem 
historii, odpowiedzialnym za zachowanie 
pamięci o niej. To niezwykle cenne dla nas 
wszystkich wartości, o  których nigdy nie 
powinno się zapomnieć. �

Jakub Krukowski
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Piotr Wickowski: Nie możemy zacząć ina-
czej niż od Willisa Conovera, który walnie 
przyczynił się do zaistnienia jazzu w  po-
wojennej Polsce.

Paweł Brodowski: Willis Conover jest w  ja-
kimś sensie ojcem chrzestnym polskiego 
jazzu. Oczywiście jazz i  radio były w  Polsce 
dużo wcześniej, ale ta siła była tak potężna, 

że przyczyniła się do wielkiego przełomu lat 
pięćdziesiątych, a  nawet, jak twierdził nasz 
przyjaciel Marek Karewicz, do obalenia muru 
berlińskiego. Nie wszyscy sobie z tego zdajemy 
sprawę, ale to była bardzo wpływowa audycja.

Jerzy Szczerbakow: Pawle, użyłeś kiedyś 
sformułowania, że to było pokolenie dzieci 
Conovera.

Na czym wzorowały się pierwsze audycje jazzowe w polskich rozgłośniach radiowych? Jaką 

rolę odegrały? Czy w obecnych czasach radio ma szanse w starciu z serwisami streamingowy-

mi? Między innymi na te tematy dyskutowali Paweł Brodowski, redaktor naczelny Jazz Forum 

i autor audycji emitowanych w Polskim Radiu, Mariusz Bogdanowicz, kontrabasista, pedagog, 

prezes Polskiego Stowarzyszenia Jazzowego, Piotr Wickowski, redaktor naczelny e-miesięcz-

nika i gazety JazzPRESS oraz – w roli gospodarza reprezentującego RadioJAZZ.FM – Jerzy 

Szczerbakow. Oto fragmenty rozmowy ze studia jedynego polskiego jazzowego radia.

fot. Piotr Gruchała

Coraz więcej energii
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Paweł Brodowski: Wszyscy jesteśmy dzieć-
mi, wnukami i  prawnukami Willisa Co-
novera. Miałem przyjemność znać go oso-
biście bardzo blisko, on przyjeżdżał tu 
ponad 20 razy. Poznałem go dopiero w sie-
demdziesiątym drugim roku, w  redakcji 
Jazz Forum, kiedy tam zaczynałem praco-
wać. Od tego czasu zawsze byłem tym, któ-
ry spotykał go na lotnisku, wiózł do amba-
sady, holował na koncerty, odprowadzał do 
Akwarium wieczorem i  z  tego Akwarium 
z  powrotem do hotelu. Miałem też przy-
jemność być w Głosie Ameryki w Waszyng-
tonie i u niego w domu.
Jego audycja weszła na antenę w  styczniu 
pięćdziesiątego piątego roku. Nie wszyscy 
to wiedzą, weterani czy pionierzy polskiego 
jazzu mówią czasem: „Słuchaliśmy audy-
cji Willisa Conovera na początku lat pięć-
dziesiątych”. Zaciera 
się w pamięci, że ta 
audycja weszła do-
piero 5 stycznia 1955 
roku, a  więc wtedy, 
kiedy jazz w  Polsce 
wychodził z  pod-
ziemia. I  to była audycja, która dodawa-
ła skrzydeł i otuchy. Audycja nazywała się 
Music USA Jazz Hour, nadawana była o go-
dzinie 22.15, trwała 45 minut. To była dru-
ga audycja, bo wieczorami w  Głosie Ame-
ryki Willis miał dwie: najpierw o  21.15, ze 
standardami jazzowymi i  muzyką orkie-
strową, i potem o 22.15, właśnie Jazz Hour, 
która rozpoczynała się słynnym wstępem 
Duke’a  Ellingtona Take the A  Train. Wyda-
je mi się, że dzięki temu ten utwór stał się 

najsłynniejszym, najbardziej rozpoznawal-
nym standardem jazzowym na świecie. 
Ocenia się, że w  okresie największej słu-
chalności, w  drugiej połowie lat pięćdzie-
siątych, słuchało Willisa Conovera 100 mln 
ludzi na całym świecie. W Chinach, na Ku-
bie, ale w  Polsce szczególnie. W  Polsce lat 
pięćdziesiątych muzycy słuchali tych au-
dycji codziennie. Oni nie tylko słuchali, oni 
czekali na te audycje!

Jerzy Szczerbakow: To była audycja co-
dzienna?

Paweł Brodowski: Codzienna, nadawana 
pięć albo sześć razy w tygodniu. Byłem za 
mały, żeby słuchać Willisa Conovera w la-
tach pięćdziesiątych, słuchałem dopie-
ro w  sześćdziesiątych, więc więcej wiem 

z opowieści samego 
Willisa i  muzyków. 
Andrzej Trzaskow-
ski mówił, że au-
dycja Willisa Cono-
vera była pierwszą 
akademią jazzu, 

kiedy nie było innej akademii. Jan Ptaszyn 
Wróblewski opowiadał, że sekstet Komedy 
w momencie formowania się zespołu spo-
tykał się po to tylko, żeby słuchać zbioro-
wo tej audycji. Umawiali się, bo nie mieli 
magnetofonów: „Ty spisujesz pierwsze dwa 
takty, a ja spisuję dwa następne, następne 
ty…”. Z  ogromną intensywnością słuchali 
tej audycji.
Na czym polegała wielkość Conovera? To 
była szkoła smaku, to była szkoła stylu, to 

Wszyscy jesteśmy dziećmi, 
wnukami i prawnukami  
Willisa Conovera
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była szkoła kultury, ogromnej wiedzy. Eru-
dycja i szkoła języka angielskiego  – on mó-
wił tym swoim dźwięcznym barytonem 
bardzo powoli po to, żeby jego słowa były 
wyraźnie słyszalne na całym świecie. Słu-
chacze uczyli się języka angielskiego, słu-
chając Willisa Conovera.

Piotr Wickowski: Willis Conover miał chy-
ba poczucie misji rozprzestrzenienia jazzu 
na cały świat. W jego w audycjach pojawia-
ły się też polskie zespoły.

Paweł Brodowski: Wszystko się zaczęło od 
słynnej wizyty w  pięćdziesiątym dziewią-
tym roku. Odbyło się wtedy jego spotkanie 
w filharmonii z polskimi muzykami. Czo-
łowe grupy jazzowe grały dla Willisa, on 
słuchał, to wszyst-
ko było nagrywane 
i  wydane pod tytu-
łem Willis Conover 
Meets Polish Jazz. Po 
raz pierwszy z  ta-
ką siłą, takiej wiel-
kości czcionką po-
jawił się na płycie 
napis „Polish Jazz”. 
Wtedy to zjawisko 
zostało sformuło-
wane i tak dobitnie pokazane. Wtedy Wil-
lis dawał rady muzykom. Oni pytali go, jak 
wypadli, a on mówił: „Jest kilku wybitnych 
muzyków wśród was, kilkunastu dobrych, 
ale mam zastrzeżenia do sekcji rytmicznej. 
Perkusiści i  kontrabasiści – tu macie naj-
więcej do zrobienia. Radzę wam, studiuj-

cie własną muzykę, wprowadźcie elemen-
ty własnej muzyki do tego, co gracie, żeby 
się odróżnić od amerykańskiego jazzu, bo 
w bezpośrednim starciu z gigantami ame-
rykańskiej muzyki jazzowej raczej nie ma-
cie szans, a  nawet gdybyście mieli szansę, 
to zawsze będzie to muzyka wtórna. A liczy 
się oryginał”.

Mariusz Bogdanowicz: Ja mam też bardzo 
subiektywne i  osobiste wspomnienia, je-
śli chodzi o  Conovera. Kiedy założyliśmy 
zespół Heavy Metal Sextet, który świę-
cił triumfy, wygrywał festiwale, konkur-
sy, i  kiedy nagraliśmy pierwszą płytę, to 
ktoś musiał mu tę płytę wręczyć. Oczywi-
ście nie znaliśmy wtedy jeszcze Conovera, 
gdzieś go tam widzieliśmy z daleka, na Jazz 

Jamboree, pojawiał 
się jako mityczna 
postać, zabrakłoby 
śmiałości, żeby po-
dejść. Nie wiem, jak 
to się w końcu stało, 
ale ta płyta do nie-
go dotarła. I pamię-
tam, jak Ptaszyn za-
dzwonił do nas do 
akademika, bo już 
się znaliśmy z  nim, 

żeby nas uprzedzić, że będziemy w… audy-
cji Conovera. Poszedł mój utwór Proszę na-
tychmiast przestać padać. Jak to usłyszałem, 
to niebo się zatrzęsło i ziemia pod nogami – 
po prostu coś pięknego.
Chciałbym nieco sparafrazować fenome-
nalną sentencję Pawła, że jesteśmy dzieć-

Muzyka jazzowa jest z samej 
definicji, z natury muzyką 
wolności, w każdym aspek-
cie. Jest muzyką zawsze 
z jakąś odrobiną fantazji, 
szaleństwa, wolności wybo-
ru na każdym etapie.
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mi Willisa Conovera. Moje pokolenie mo-
że powiedzieć, że jesteśmy dziećmi Jana 
Ptaszyna Wróblewskiego. W  latach sie-
demdziesiątych były przede wszystkim 
Trzy Kwadranse Jazzu, audycja w Progra-
mie Trzecim Polskiego Radia, w  ponie-
działki, środy i  piątki, od 22.15 do 23.00. 
W  poniedziałki były aktualności, które 
prowadził Jan Borkowski, w  środy prob-
lemy, które prowadził właśnie Jan Pta-
szyn Wróblewski, i w piątki dyskografie. 
Później zamieniono miejscami aktual-
ności z  problemami. Z  zapartym tchem 
czekaliśmy na te poniedziałkowe, śro-
dowe i  piątkowe audycje. Właśnie au-
dycje Ptaszyna, który poruszał proble-
my techniczne, tak na dobrą sprawę były 
jedynym źródłem, żeby się dowiedzieć 
ważnych szczegółów. Byliśmy jeszcze za 
młodzi, żeby jeździć na warsztaty, jeszcze 
nie umieliśmy grać, ale już pasja do jazzu 
w nas była wielka.
Dla mojego pokolenia, które zaczynało się 
interesować jazzem w  latach siedemdzie-
siątych, głównym źródłem jazzu było wte-
dy wychodzące jeszcze pismo Jazz, Jazz 
Forum i  Trzy Kwadranse Jazzu. Słuchali-
śmy radia namiętnie, nie było takiej opcji 
w  ogóle, żeby odpuścić słuchanie Trzech 
Kwadransów Jazzu. Nagrywaliśmy na 
szpulowe magnetofony ZK-120, później ZK-
140 już czterościeżkowy. Odsłuchiwaliśmy, 
uczyliśmy się z  tych nagrań. Ptaszyn ge-
nialnie opowiadał, zwracał uwagę, co jest 
ważne. Bo Ptak mówi tak, że to jest przy-
stępne, komunikatywne, nie zagłębia się 
w  meandry, które byłyby dla 90 procent 

słuchaczy niezrozumiałe. Przybliża nawet 
laikom, tak żeby było zrozumiale i czytel-
nie. Wielkim fenomenem jest potrafić tak 
mówić.

Paweł Brodowski: Nie zapominajmy, że 
Ptaszyn zdobył tytuł Mistrza Mowy Pol-
skiej. To, co on mówi, sposób, w jaki on mó-
wi, jest literaturą.
Wracając do Willisa Conovera – na wzór 
jego audycji zostały stworzone Trzy Kwa-
dranse Jazzu, nawet o tej samej godzinie – 
22.15, 45 min z charakterystycznym, powta-
rzającym się sygnałem rozpoczynającym 
audycję.
Jazz, radio i film – to są wynalazki XX wie-
ku, nowe formy sztuki, które się uzupeł-
niały. Dzięki radiu w  Ameryce, w  okresie 
przedwojennym, jazz mógł na taką ska-
lę rozkwitnąć i  stać się muzyką rozryw-
kową, słuchaną przez miliony ludzi. Były 
audycje nadawane z klubów na żywo, któ-
rych masowo słuchano. Potem przyszła 
wojna, ale ten proces jeszcze w  Ameryce 
trwał, może w  mniejszej skali, natomiast 
w  Europie został totalnie przystopowa-
ny przez dwa zderzające się totalitaryzmy, 
dla których muzyka jazzowa stanowiła 
zagrożenie. Bo muzyka jazzowa jest z  sa-
mej definicji, z  natury muzyką wolności, 
w  każdym aspekcie. Jest muzyką zawsze 
z jakąś odrobiną fantazji, szaleństwa, wol-
ności wyboru na każdym etapie. Każda 
nuta jest decyzją własną, jest decyzją wol-
ną, suwerenną każdego z  muzyków. Na 
tym polega fenomen tej muzyki jako mu-
zyki wolności.
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W  latach powojennych w  polskim ete-
rze pojawiała się muzyka jazzowa bar-
dziej taneczna, przedwojenna, w  stylu 
Glenna Millera. W  roku czterdziestym 
dziewiątym to zostało zastopowane, mu-
zyka jazzowa zeszła do podziemia, zosta-
ła totalnie wyrugowana z  anten Polskie-
go Radia. Wtedy miłośnicy jazzu słuchali 
radiostacji zagranicznych. Przede wszyst-
kim trzech: Monachium, BBC i  Berlin – 
Radio RIAS. W  Polsce pierwszą jaskółką 
zmian w  radiu były koncerty grupy MM 
176 Andrzeja Kurylewicza. Ten zespół in-
strumentalny spotykał się na dziedziń-
cu Piwnicy pod Baranami i  gdzieś koło 
południa nadawano codziennie audycje, 
nie były one tylko stricte jazzowe, tam by-
ła również muzyka rozrywkowa, ale wte-
dy właśnie zaczęto słuchać jazzu w  pol-
skim radiu. W  pięćdziesiątym szóstym 
Leopold Tyrmand, na fali swojej ogrom-
nej popularności po ukazaniu się powie-
ści Zły, miał już swoją audycję.

Mariusz Bogdanowicz: Chciałbym rozwi-
nąć temat orkiestr radiowych. Na przykład 
w  latach sześćdziesiątych Studio M1 Bogu-
sława Klimczuka było takim swego rodza-
ju warsztatem młodych muzyków i  aran-
żerów. Tam mój tato Leszek Bogdanowicz 
zaczął przynosić swoje aranże, Wojtek Ka-
rolak też tam zaczynał. Bardzo wielu zna-
komitych twórców tam właśnie zaczynało. 
Później powstało Studio Jazzowe Polskiego 
Radia, oczywiście pod dowództwem Ptaka, 
gdzie grała plejada polskich jazzmanów, 
grali wszyscy najlepsi.

Paweł Brodowski: I  takich orkiestr w  tej 
chwili nie ma.

Mariusz Bogdanowicz: Niestety tak. Póź-
niej powstały orkiestry o profilu raczej roz-
rywkowym, do nagrań i do – mówiąc nie-
ładnie – obsługi festiwali, w  których też 
grało bardzo wielu jazzmanów. Te orkie-
stry nagrywały również utwory jazzowe.
Ale ważny jest ten nagraniowy aspekt… 
Przecież dla radia nagrywały czołowe pol-
skie zespoły jazzowe. Były sesje nagranio-
we niemalże równoległe z nagraniami pły-
towymi. Rejestrowano czasami te same 
utwory w innych wersjach.

Jerzy Szczerbakow: W latach dziewięćdzie-
siątych nastąpiły radykalne zmiany, zmie-
nił się ustrój polityczny i  z  anten radio-
wych zniknęły programy jazzowe, bo były 
inne potrzeby.

Piotr Wickowski: Pojawienie się wielu komer-
cyjnych stacji nie pociągnęło za sobą jakiejkol-
wiek popularyzacji jazzu, wręcz przeciwnie, 
można powiedzieć, że jazz został zupełnie po-
minięty przez te nowe stacje. Sprofilowanie 
programu spowodowało, że zabrakło miejsca 
na jazz. I właściwie tylko Radio Jazz, które za-
łożył Mariusz Adamiak w  połowie lat dzie-
więćdziesiątych, grało tę muzykę.

Jerzy Szczerbakow: Zawsze się znajdą pasjo-
naci, którzy jazz przemycą z potrzeby serca. 
Nas wszystkich, jak tutaj jesteśmy zebrani, 
też potrzeba serca skłoniła do zajmowania 
się tym, czym się zajmujemy zawodowo.
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Paweł Brodowski: Radio jest w trudnej sy-
tuacji, zresztą nie tylko radio, prasa papie-
rowa, wszyscy jesteśmy w trudnej sytuacji, 
bo teraz wszystko jest dostępne, wszystko 
zastępuje YouTube, Facebook.

Jerzy Szczerbakow: Największym problemem 
jest w zalewie mnóstwa wartościowych i bez-
wartościowych mediów znalezienie czegoś 
ciekawego. Bo tak jak powiedział Paweł, jest 
YouTube, są serwisy streamingowe z muzyką. 
Właściwie można sobie samemu słuchać…

Mariusz Bogdanowicz: Można sobie same-
mu skonfigurować program radiowy.

Jerzy Szczerbakow: A czy radio ma dla cie-
bie jakąś inną wartość?

Mariusz Bogdanowicz: Ma, i to wielką. Ma-
gia radia polega na tym, że tu siedzi prowa-
dzący, w tym studiu 
jest sam, ale ma po-
czucie więzi ze słu-
chaczami. Wydaje 
mi się, że jest tak sa-
mo, jak było zawsze, 
i  to się nie zmieni. Będzie audycja prowa-
dzona na żywo, będą emocje, że teraz słu-
chamy razem ze słuchaczami tej muzyki, 
komentujemy ją na żywo, na bieżąco. Ra-
dio to jest zjawisko, telewizja jest dosłowna, 
wszystko widać, kawa na ławę… Dlatego ro-
la radia jest nie do przecenienia.

Piotr Wickowski: Faktem jest jednak, że 
radio stanęło przed dużym wyzwaniem. 

Coraz więcej ludzi w ogóle nie słucha ra-
dia, w tym również jazz fani nie słucha-
ją. Spotykam się z  muzykami jazzowymi 
młodszych pokoleń, dla których serwis 
streamingowy jest głównym źródłem in-
formacji. Są nawet tacy, którzy przed-
kładają to, co podpowiada automat na 
podstawie dotychczasowego gustu, na 
podstawie tego, czego się słuchało wcześ-
niej, nad pracę prezentera, redaktora, któ-
ry układa audycję.

Jerzy Szczerbakow: Piotrze, a  co dla ciebie 
w radiu jest wyjątkowe?

Piotr Wickowski: Człowiek, który mówi do 
słuchaczy i który wybiera własny program. 
Ten człowiek może nawet się mylić, może 
błądzić, może mieć gust, który mnie, jako 
słuchaczowi, nie odpowiada, ale jest to je-
go indywidualny wybór, który jest czymś 

podyktowany. Jest 
w  tym jakaś logika, 
jest w tym jakaś hi-
storia. Natomiast 
automat jest po pro-
stu automatem.

Jerzy Szczerbakow: Wszyscy kiwamy gło-
wami w tym momencie.

Paweł Brodowski: W  każdym razie, mo-
im zdaniem, najważniejsze jest żywe radio. 
Nie chodzi o  puszczanie płyt, płyty są po-
wszechnie dostępne, ale o żywe radio.

Mariusz Bogdanowicz: Słowo, tak.

Najważniejsze jest żywe 
radio
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Jerzy Szczerbakow: Można powiedzieć 
górnolotnie – z serca do serca. Czyli z jed-
nej strony jest ktoś, kto przeżywa muzykę 
i chce się swoimi emocjami podzielić. Lu-
bię słuchać radia głównie dlatego. Oczy-
wiście mogę dotrzeć do każdej muzyki, 
ale idę według własnego klucza, we włas-
nej głowie, sięgam swoimi schematami, 
natomiast słuchając czyjejś audycji, po-
znaję nowe rzeczy, nowe skojarzenia, no-
we sposoby rozumienia muzyki, czasa-
mi nowe pomysły do eksploracji. Zdarza 
mi się również korzystać z serwisów stre-
amingowych i  ich algorytmów, które mi 
podrzucają podobne. I  za każdym razem 
to są takie mechaniczne oczywiste oczy-
wistości.

Piotr Wickowski: Jest jeszcze bardzo 
ważny aspekt tych ludzi, którzy prowa-
dzą te audycje. Zazwyczaj jest tak, je-
śli chodzi o  muzy-
kę jazzową, że tę 
muzykę naprawdę 
prezentują pasjo-
naci, eksperci. Lu-
dzie, którzy wiedzą 
niemal wszyst-
ko, bądź przynaj-
mniej starają się 
dowiedzieć nie-
mal wszystkiego, wyszukują ciekawostki 
itd. Więc tego właśnie nie zastąpią stre-
amingi, bo człowiek, który drąży temat, 
który robi to z pasji, ma zupełnie coś in-
nego do zaproponowania.

Mariusz Bogdanowicz: Oczywiście, ta pasja 
jest w ogóle tym, co wyróżnia ludzi, którzy 
zajmują się muzyką jazzową.

Paweł Brodowski: Oczywiście wielkie 
wyzwanie czeka radiowców, bo jest co-
raz trudniej, wraz z  rozwojem technolo-
gii. Jest coraz więcej pracy, coraz większa 
jest odpowiedzialność. Jazz to jest dźwięk 
i  radio to też jest dźwięk. Radio zawsze 
będzie towarzyszyło muzyce – i tej nagra-
nej, i  tej wykonywanej na żywo na kon-
certach. Jest przyszłość, tylko duże roz-
proszenie środków przekazu stało się 
głównym niebezpieczeństwem. Trzeba 
ogromny wysiłek włożyć w  promocję te-
go, co się robi. Coraz więcej wysiłku. Ni-
gdy już nie będzie łatwiej, będzie tylko 
trudniej.
Wyczuwam w światowym jazzie – w euro-
pejskim, a  w  polskim szczególnie – jakąś 

nieprawdopodob-
ną energię, która 
wzrasta, przybiera 
na sile. My jesteśmy 
walczącymi wojow-
nikami. Nie skła-
damy jeszcze broni, 
ale czujemy za ple-
cami nowe pokole-
nie. Jesteśmy spo-

kojni o  nich, bo oni nawet nie muszą się 
od nas uczyć. Oni w  momencie swojego 
startu mają większe rozpoznanie sytuacji, 
większe umiejętności techniczne, techno-
logiczne. �

Trzeba ogromny wysiłek 
włożyć w promocję tego, 
co się robi. Coraz więcej 
wysiłku. Nigdy już nie będzie 
łatwiej, będzie tylko trudniej
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RadioJAZZ.FM powstało z  miłości. Do jazzu 
i do radia. Bo po zniknięciu z radiowego ete-
ru Jazz Radia wielu dziennikarzy związanych 
ze zlikwidowaną stacją czuło potrzebę wypeł-
nienia jazzowej pustki w polskich mass me-
diach.
Taką możliwość dawał wtedy internet. Tech-
niczna infrastruktura radiowa nie wymaga-
ła już dużych nakładów. I tak w styczniu 2009 
roku RadioJAZZ.FM rozpoczęło nowy etap 
w  historii jazzu w  polskich mediach. Przez 
pierwszych kilka miesięcy radio składało się 
z komputera z bazą muzyki, programem na-
dawczym i strony internetowej. Ale prawdzi-
we radio to dziennikarze i  autorzy audycji. 
A  do żywego radia potrzebne jest studio na-
dawcze.

fot. Piotr Gruchała

Pierwsze studio powstało w  maju 2009 roku 
na warszawskim Mokotowie, w  niedużym 
pokoiku u babci pomysłodawcy i szefa projek-
tu Jerzego Szczerbakowa. Ponieważ od same-
go początku radio dysponowało nowoczesną 
stroną internetową, zaprojektowaną przez Be-
atę Wydrzyńską, wielu gości radia było moc-
no zaskoczonych, widząc, jak wygląda ono „od 
kuchni”. Zaskoczenie szybko zamieniało się 
w serdeczność i podziw dla starań tworzących 
je dziennikarzy, pomimo surowych warun-
ków, w jakich przyszło im pracować.
W  ciągu dziesięciu lat istnienia radio mia-
ło łącznie cztery lokalizacje, w  tym pokoik, 
„bunkier”, czyli podziemia pod mokotowskim 
pawilonem handlowym czy pomieszcze-
nia w Pałacu Szustra, aż w 2015 roku w końcu 

Dekada jedynego jazzowego 
radia w Polsce

fo
t.

 P
io

tr
 G

ru
ch

ał
a



152|	  10 lat RadioJAZZ.FM

zakotwiczyło w Bemowskim Centrum Kultu-
ry. To właśnie BCK stał się bezpieczną przysta-
nią po latach prób utrzymania niekomercyj-
nej inicjatywy w komercyjnym świecie.
Drugim ważnym dla istnienia stacji wydarze-
niem, do którego doszło w tym samym roku, 
była pomyślnie zakończona akcja crowdfun-
dingowa, zorganizowana w  celu podtrzy-
mania istnienia jedynej jazzowej rozgłośni 
w Polsce. W akcji tej zebrano ponad 60 tysię-
cy złotych (zamiast planowanych 30 tysięcy), 
co świadczy o tym, jak bardzo RadioJAZZ.FM 
wrosło w krajobraz kulturalnych mediów. Te 
dwa fakty sprawiły, że od czterech lat dzienni-
karska ekipa ma zapewnioną spokojną przy-
szłość i może skupić się na tworzeniu jak naj-
lepszego jazzowego radia.
Studio radiowe oraz redakcja mieszczą się 
w Bemowskim Centrum Kultury w Warsza-
wie, stamtąd nadawane są pasma dzienne 

Jazz Do IT (11.00-13.00) i JazzPRESSjonizm (13.00-
15.00) oraz większość wieczornych audycji au-
torskich.
Ponieważ radio od początku było inicjatywą 
wolontariacką, w redakcji następowała natu-
ralna rotacja tworzących je ludzi. Przez radio-
wą redakcję w ciągu minionych dziesięciu lat 
przewinęło się kilkudziesięciu dziennikarzy 
i  zapewne kilkuset gości. Obecnie trzon ra-
dia to założyciel Jerzy Szczerbakow, Piotr Wi-
ckowski (będący także redaktorem naczel-
nym JazzPRESSu) oraz zajmująca się radiem 
od strony promocyjnej i  PR Agnieszka Hol-
wek.
Zgodnie z  założeniami programowymi sta-
cji swoje miejsce na antenie mają nie tylko 
gwiazdy, takie jak Leszek Możdżer, Michał 
Urbaniak, Adam Makowicz czy Aga Zaryan, 
ale także młodzi muzycy, dla których udział 
w audycjach jest pierwszym krokiem do po-
pularyzacji ich twórczości.
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Radio pełni także funkcje edukacyjne. Na an-
tenie mają stałe miejsce programy Rafała Gar-
szczyńskiego: Kanon jazzu, Polish Jazz – Ka-
non Polskiego Jazzu czy Mistrzowie Polskiego 
Jazzu. Oprócz tego oczywiście są też nowości, 
w tym Płyta tygodnia czy Znak Jakości IMIT 
(audycja przygotowana razem z  Instytutem 
Muzyki i Tańca).
Z  okazji jubileuszu radia, dzięki wsparciu 
Narodowego Centrum Kultury, 4 paździer-
nika w  Bemowskim Centrum Kultury od-
był się koncert We Want Jazz! 10 lat RadioJAZZ.
FM, gwiazdą wieczoru był jeden z najważniej-
szych obecnie zespołów europejskiego jazzu – 
Marcin Wasilewski Trio.
Przez dziesięć lat swojego istnienia Radio-
JAZZ.FM stało się ważnym elementem na ma-
pie polskiej kultury.

Andrzej Kowalczyk
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Finaliści Międzynarodowego 
Konkursu na Plakat  
WE WANT JAZZ

Oto autorzy finałowych prac:

Atefeh Biyajiyan (Iran)
Maria Bożycka (Polska)
Aleksiej Cecocho (Polska)
Faldin Family (Rosja)
Stanisław Gajewski (Polska)
Tomek Głowacki (Polska)
Hame-Ei Meysam (Iran)
Peter Javorik (Słowacja)
Daniel Kubacki (Polska)
Izabela Lewkowicz (Polska)
Kaja Marzec (Polska)
Katarzyna Nachman (Polska)
Tomasz Opaliński (Polska)
Peter Pocs (Węgry)
Jerzy Skakun (Polska)
Tytus Słonina (Polska)
Jouri Toreev (Białoruś)
Piotr Trusik (Polska)
Zorana Urumovic (Bośnia i Hercegowina)
Maja Żurawiecka (Polska).

354 prace artystów z  25 krajów wpłynę-
ły na Międzynarodowy Konkurs Plakato-
wy WE WANT JAZZ, zorganizowany przez 
Fundację EuroJAZZ z  okazji 10-lecia ist-
nienia RadioJAZZ.FM. Jury pod przewod-
nictwem prof. Lecha Majewskiego, kie-
rownika Katedry Komunikacji Wizualnej 
Akademii Sztuk Pięknych w  Warszawie, 
w  którego składzie znaleźli się również 
Tomasz Kipka, adiunkt w Instytucie Sztu-
ki Wydziału Artystycznego Uniwersytetu 
Śląskiego, Agnieszka Sobczyńska, art de-
signer, oraz Agnieszka Holwek, wiceprezes 
Fundacji EuroJAZZ, 22 października 2019 
roku do finału zakwalifikowało prace 20 
autorów.
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Atefeh Biyajiyan (Iran) Maria Bożycka (Polska)

Alleksiej Cecocho (Polska) Faldin Family (Rosja)
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Hame-Ei Meysam (Iran) Peter Javorik (Słowacja)

Tomek Głowacki (Polska)Stanisław Gajewski (Polska)
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Daniel Kubacki (Polska) Izabela Lewkowicz (Polska)

Kaja Marzec (Polska) Katarzyna Nachman (Polska)
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Jerzy Skakun (Polska) Tytus Słonina (Polska)

Peter Pocs (Węgry)Tomasz Opaliński (Polska)



JazzPRESS, październik  2019       |159 10 lat RadioJAZZ.FM

Jouri Toreev (Białoruś) Piotr Trusik (Polska)

Zorana Urumovic  
(Bośnia i Hercegowina)

Maja Żurawiecka (Polska)
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GRUDZIEŃ 2018

Miesięcznik internetowy
poświęcony jazzowi
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fot. Kuba Majerczyk

TOP NOTE
Tomasz Chyła  
Quintet   
Circlesongs

Rozmowy:
Sebastian Zawadzki 
Andrzej Dąbrowski

Vitold Rek   
Nie dać się zaszufladkować

Nikola Lipska   
Kolędy

DODATEK: 
Jazzowe prezenty

STYCZEŃ 2019

Miesięcznik internetowy
poświęcony jazzowi
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fot. Kuba Majerczyk

TOP NOTE
Jan Ptaszyn Wróblewski    

Komeda. Moja słodka  
europejska ojczyzna

Jorge i Maikel Vistel 

Grzegorz Tarwid    
Nie chodzić utartymi ścieżkami

Karolina Pernal  
Quintet  
Claridad

Jazz 
2018 
ZWYCIĘZCY

CZERWIEC 2019

Miesięcznik internetowy
poświęcony jazzowi
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fot. Kuba Majerczyk

TOP NOTE
Eryk Kulm  
Quintessence 
Private Things

Mariusz Bogdanowicz

Władysław  
Adzik Sendecki   
Świat prawników, polityków i spryciarzy

Rafał Dubicki  
Story About  
Emotions
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