
Idea festiwalowa:
Jak co roku w kwietniu, w samym ser-
cu Wielkopolski mamy okazję usłyszeć 
i zobaczyć najlepszych polskich gitarzy-
stów. VI Ogólnopolskie Dni Artystycz-
ne z Gitarą w Mosinie rozpoczną się 20 
kwietnia i potrwają cały weekend.

Ogólnopolskie Dni Artystyczne z Gi-
tarą to niekomercyjne przedsięwzięcie, 
tworzone przez Mosińskie Towarzy-
stwo Gitarowe oraz Mosiński Ośrodek 
Kultury – skupiające pasjonatów gitary 
i ludzi, którzy z chęcią poświęcają swój 
wolny czas na tworzenie jedynej w swo-
im rodzaju imprezy w Wielkopolsce. W 
poprzednich edycjach gośćmi festiwalu 
byli m.in. Voo Voo, Ray Wylson, Krzysz-
tof Ścierański, Wojtek Pilichowski, Ma-
rek Raduli, Krzysztof Pełech, Mutru, 
Raz Dwa Trzy, JJ Band, TSA, Jarosław 
Śmietana, Leszek Cichoński, Adam Fu-
lara, Robert Horna i wielu innych arty-
stów zarówno z kraju, jak i z zagranicy. 
Podczas festiwalu organizatorzy sta-
rają się trafić do jak najszerszej grupy 
docelowej odbiorców i zaprezentować 
odmienne rodzaje gitar i różnorodną 
muzykę. Jednego dnia można usłyszeć 
koncert muzyki klasycznej, drugiego 
metal i blues, a trzeciego brzmienia 
akustyczne lub jazz. Nad wszystkim 
króluje jednak możliwość bezpłatnych 
warsztatów gitarowych, które skiero-

P RO G R A M
Piątek – 20 kwietnia 2012r.

godz. 18:00
Inauguracja VI Ogólnopolskich Dni 
Artystycznych z Gitarą 
Wernisaż wystawy – Jerzy Reich „Mu-
zyka na Plakacie”
Koncert inauguracyjny – Paweł 
Stachowiak
godz. 19:00 
Jazz Koncert – Marek Napiórkowski 
Trio – KonKubiNap
godz. 21:00
Robert Ratajczak zaprasza na Jazzowe 
Spotkanie  z udziałem  gości specjal-
nych Dionizego Piątkowskiego, Marka  
Napiórkowskiego, Roberta Kubiszyna, 
Cezarego Konrada  i Jerzego Reicha 

Sobota – 21 kwietnia 2012r. 

godz. 9:00
Warsztaty  – gitara elektryczna, prowa-
dzący: Marek Napiórkowski
Warsztaty  – gitara basowa, prowadzą-
cy: Robert Kubiszyn
godz. 10:00 
Lekcje mistrzowskie – gitara klasyczna, 
prowadzący: Michał Stanikowski (Pol-
ska/Niemcy)
godz. 12:00 – 19:00
Pokaz sprzętu muzycznego – Music 
Factory/instrumenty.pl 
godz. 16:30  
Projekcja filmu Control w reżyserii An-
tona Corbijna
godz. 19:00 
Funky, Jazz, Rock Koncert 
godz.19:00  NAWIASEMÓWIĄC 
godz. 20:00 POLUZJANCI 
godz. 22:00 Jam Session  z udziałem 
Kuby Badacha, Piotra Żaczka, Roberta 
Lutego i ...

Niedziela – 22 kwietnia 2012r.

godz. 14:00 
Otwarte warsztaty szkoły gitary kla-
sycznej – prowadzenie Carlos Ramirez 
(Kolumbia/Polska) z udziałem gościa 
specjalnego – Michała Stanikowskiego
godz. 14:00 – 19:00
Prezentacja sprzętu muzycznego firmy 
Music Factory/instrumenty.pl 
godz. 16:00
Projekcja filmu Metal Headbanger’s 
Journey – dokument w realizacji Sama 
Dunn’a
godz. 19:00
Classic, Acustic-Rock Koncert
godz. 19:00 – Michał Stanikowski (Pol-
ska/Niemcy)
godz. 20:00 – Anita Lipnicka & John 
Porter
godz. 21:30 – Jam Session z udziałem 
artystów

Wsparcie finansowe:

Marszałek Województwa 
Wielkopolskiego

Gmina Mosina

Powiat Poznański

VI. OGÓLNOPOLSKIE DNI ARTYSTYCZNE Z GITARĄ 2012
wane są zarówno do początkujących 
jak i bardziej doświadczonych gita-
rzystów. To właśnie w Mosinie mogą 
spotkać się z najlepszymi gitarzystami 
w Polsce, którzy przekazują im nie tyl-
ko wiedzę na temat umiejętności, ale 
także wskazówki dotyczące ustawienia 
scenicznego, brzmienia i co ważne dla 
wielu gitarzystów, mówią o bogatych 
doświadczeniach koncertowych. 

Najnowsza edycja będzie obfitowa-
ła w niezwykłe muzyczne wydarzenia, 
wśród których można wyróżnić przede 
wszystkim: całkowicie bezpłatne warsz-
taty prowadzone przez najlepszych gi-
tarzystów w Polsce, z których co roku 
korzystają setki gitarzystów z całego 
kraju, usłyszymy też świetne koncer-
ty gwiazd rodzimej sceny muzycznej, 
będziemy mogli obejrzeć wystawę nie-
powtarzalnych muzycznych plakatów, 
prezentacje instrumentów muzycz-
nych, prezentacje filmów o tematyce gi-
tarowej i sławny już klub gitary, który 
od wielu lat jest swoistym sercem im-
prezy. Warto dodać, że podobnie jak 
w zeszłym roku, gościem specjalnym 
imprezy będzie Dionizy Piątkowski 
– największy polski autorytet muzyki 
jazzowej, organizator cyklu koncertów 
najwybitniejszych gwiazd światowego 
jazzu – ERA JAZZU.

Więcej informacji na stronie festiwa-
lu: www.gitaramosina.pl
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Carlos Javier RAMIREZ Orduz
Pierwsze sukcesy muzyczne odniósł 
w Kolumbii, dając koncerty gitarowe 
muzyki klasycznej. Współpracował 
z Kolumbijską Telewizją CCU, oka-
zjonalnie występował w programach 
telewizyjnych prezentując swój reper-
tuar muzyki klasycznej. W latach 2002-
2007 studiował muzykę klasyczną i grę 
na gitarze w Conservatorio del Liceo 
w Barcelonie. Należał również do Chó-
ru Uniwersyteckiego w Barcelonie.

Obecnie mieszka w Wielkopolsce, 
w Mosinie, gdzie prowadzi warsztaty 
gitarowe w Mosińskim Ośrodku Kul-
tury. Związany jest także z Centrum 
Animacji Kultury w Puszczykowie, 
gdzie udziela lekcji gry na gitarze. W 
październiku 2009 r. i w kwietniu 2010 
r. podczas Ogólnopolskich Dni Arty-
stycznych z Gitarą w Mosinie można 
było posłuchać koncertu gitarowego 
muzyki klasycznej w jego wykona-
niu. Podczas V edycji Ogólnopolskich 
Dni Artystycznych z Gitarą prowadził 
otwarte warsztaty gitarowe. Carlos jest 
także kompozytorem, autorem tekstów 
i wykonawcą utworów muzyki rozryw-
kowej. Na swoim koncie ma już solowy 
album oraz płytę nagraną z młodymi 
gitarzystami, dla których jest także na-
uczycielem. 

Michał Stanikowski
Michał Stanikowski to gitarzysta kla-
syczny mieszkający na stałe w Niem-
czech. Uznawany przez krytyków za 
jednego z najzdolniejszych i najciekaw-
szych gitarzystów polskich młodego 
pokolenia. Muzyk jest laureatem blisko 
20. konkursów gitarowych oraz wielu 
nagród muzycznych. Ponadto, jest wie-
lokrotnym stypendystom, np.: Stypen-
dium Twórcze Ministra Kultury i Sztu-
ki RP, Stypendium Fundacji „Młoda 
Polska”, Stypendium Ministra Kultury 
i Dziedzictwa Narodowego RP oraz 
Stypendium Fundacji „Yehudi Menu-
hin Live Music”. Od najmłodszych lat 
nagrywa dla radia i telewizji. Na swoim 
koncie ma trzy albumy, w tym bardzo 
ciepło przyjęty przez krytyków Vienna 
Guitar Recital (2011).

Marek Napiórkowski
Marek Napiórkowski to czołowy polski 
gitarzysta. Nagrał ponad 100 płyt z róż-
nymi wykonawcami! Grał i nagrywał 
m.in. z: Patem Methenym, Mino Cinelu, 
Marcusem Millerem, Richardem Boną, 
Dhaferem Youssefem, Angelique Kidjo, 
Gregoirem Maretem, Adamem Holzma-

nem, Sugarem Blue, Anną Marią Jopek, 
Tomaszem Stańko, Henrykiem Miśkie-
wiczem, Urszulą Dudziak, Ewą Bem, 
Dorotą Miśkiewicz, Klausem Doldin-
gerem (Passport), Wojciechem Karola-
kiem, Januszem Muniakiem, Tomaszem 
Szukalskim, Krzysztofem Ścierańskim, 
Janem „Ptaszynem” Wróblewskim... 
Nagrał 3 solowe płyty Nap (2005), Wol-
no (2007), która uzyskała status złotej 
płyty i KonKubiNap (2011).

4 razy był nominowany do Nagrody 
Muzycznej Fryderyk. Obecnie nagrywa 
i koncertuje w Polsce i za granicą z Anną 
Marią Jopek, Henrykiem Miśkiewiczem 
Full Drive, Dorotą Miśkiewicz, Funky 
Groove i własnymi projektami.

John Porter 
Muzyk, kompozytor i autor tekstów. 
Z pochodzenia Walijczyk od 1976 r. 
mieszkający w Polsce. Jak sam mówi, 
tutaj znalazł swoje miejsce na Ziemi 
i zaczął tworzyć i komponować.

W 1977 r. wraz z Korą i Markiem 
Jackowskim stworzyli trio o nazwie 
Maanam – Elektryczny Prysznic. John 
grał tam głównie na gitarze akustycznej, 
a także razem z Markiem towarzyszył 
wokalnie Korze. Grupa grała dość agre-

ARTYŚCI sywną odmianę rocka. W maju 1979 
roku John odszedł z Maanamu i zaczął 
dalej szukać swojej muzycznej drogi.

Z Alkiem Mrożkiem, Kazimierzem 
Cwynarem i Leszkiem Chalimoniukiem 
sformował własny zespół o nazwie POR-
TER BAND. Grali przede wszystkim 
nową falę rocka. Do dziś zespół Porter 
Band i ich legendarny album Helicop-
ters uznawany jest za jedną z najważ-
niejszych płyt w historii polskiego roc-
ka. W okresie największej popularności 
John nieoczekiwanie rozwiązał Porter 
Band i zdecydował się pozostać artystą 
z „muzycznego offu”. Razem z Macie-
jem Zembatym realizował muzycznie 
jego wizję poezji i twórczości Leonarda 
Cohena. W lutym 2002 roku, w jednej 
z piosenek na nową płytę Psychodelika-
tesy – „For Sou”, w duecie zaśpiewała 
Anita Lipnicka. Jak się później okaza-
ło, było to początkiem całkiem nowej 
drogi muzycznej Johna – duet nagrał 3 
płyty, w tym przebojowy zatytułowany 
Nieprzyzwoite piosenki (2003) – płyta 
uzyskała status Złotej Płyty i zdobyła 
wiele prestiżowych nagród m.in. Fryde-
ryk 2003 w kategorii Najlepszy Album. 
W marcu 2011 r. wydał solowy krążek 
Back in town.
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Anita Lipnicka & John PorterCarlos Javier RAMIREZ Orduz Michał Stanikowski Marek Napiórkowski

fot. Krzysztof Wierzbowski



Maciej Nowotny: Żyjesz muzyką. 
Emanujesz pasją i entuzjazmem. 
Tak było podczas naszego spo-
tkania w audycji Kocham Jazz 
w RadioJAZZ.FM. Wszyscy byli-
śmy pod wrażeniem Twojej mi-
łości do muzyki. Czy to miłość na 
całe życie i skąd ona się bierze?

Aga Zaryan: Jeśli tylko pozwoli 
na to mój głos nigdy nie prze-
stanę śpiewać! A czym jest dla 
mnie muzyka? Ucieczką od 
rzeczywistości. Azylem. To coś 
mojego czego nikt nie może mi 
odebrać. Różne rzeczy się mogą 
dziać w moim życiu, ale to jest 
ta rzecz stała. To jest moja pa-
sja, nie traktuję tego wyłącznie 
jako pracy i nie wyobrażam so-
bie, bym sobie poradziła, gdyby 
mi to odebrano. Takie momenty 
jak przebywanie na scenie, praca 
nad płytą to jest ucieczka od sza-
rej rzeczywistości w abstrakcyjną 
niezwykle przyjemną krainę. To 
jest jak sen na jawie, czasami jak 
nirwana. Oczywiście momen-
ty tej nirwany nie zdarzają się 
często, wręcz bardzo rzadko, bo 
żeby ten moment magii powstał 
w trakcie koncertu czy w studiu 
to się musi bardzo wie le elemen-
tów połączyć. To musi być „ten 
dzień” dla wszystkich muzyków, 
którzy są ze mną na scenie lub 
w studiu, dla publiczności rów-
nież, bo ona jest niezwykle waż-
na, istotna jest też aura miejsca 
etc. To nie jest tak proste, że to 
cudowne doświadczenie jest 
nam dane raz na zawsze. W tym 
sensie muzyka działa jak narko-
tyk: cały czas się starasz, próbu-
jesz przełamywać własne bariery 
i ograniczenia, żeby znowu to 
przeżyć…

M.N.: Co to są za bariery i ograni-
czenia, które Ciebie krępują?

A.Z.: Zawsze chce się zagrać le-
piej, ale… tu nie chodzi o czy-
stą ambicję. Nadmierna ambi-
cja przeszkadza moim zdaniem 
w tworzeniu dobrej muzyki. To 
jest w ogóle ciekawa sprawa, bo 
granie muzyki jest niezwykle 
powiązane z psychologią: jedna 
sprawa to technika, na przykład 
jak szybko ktoś potrafi zagrać 
pasaż na fortepianie, lub jak 
wysoko ktoś da radę zaśpiewać, 
a druga sprawa ile w tym jest 
uduchowienia, prawdziwej sztu-
ki działającej na emocje słucha-
cza. Mnie nie wzruszają występy 

muzyków czy wokalistów, którzy 
chcą mi coś udowodnić, zrobić 
na mnie tanie wrażenie. Mnie 
pociąga w muzyce jakaś tajem-
nica, niedopowiedzenie, zapas, 
coś co trudno określić słowami. 
Lubię artystów niejednowymia-
rowych, zaskakujących, takich, 
u których czuję ciągły proces 
twórczy podczas wykonywania 
danego utworu. Dużo zależy od 
tego w jakiej muzyk jest formie 
psychofizycznej. Jazz to jest mu-
zyka interakcji i jeżeli udaje Ci 
się osiągnąć skupienie na impro-
wizacji to jesteś w stanie pójść za 
tym, co grają inni muzycy, zare-
agować na subtelne zmiany, do-
dać od siebie coś, czego jeszcze 

nie było, jednocześnie zachowu-
jąc spójny obraz tej muzyki. Dla 
mnie jest bardzo ważne, aby mu-
zyka na danej płycie miała czy-
telną tożsamość. Dlatego każdy 
mój projekt to jest zaczynanie 
wszystkiego od początku. Dzięki 
temu każda płyta jest inna, a mu-
zyka mam wrażenie zachowuje 
świeżość. Weź przykład albumu 
Picking Up The Pieces: minęło 
już ponad 5 lat od jego wydania, 
a właśnie otrzymałam wiado-
mość, że zyskał status podwój-
nej platynowej płyty. Ta płyta 
cały czas się sprzedaje, cały czas 
sięgają po nią nowi słuchacze, 
to jest niesamowite! A wracając 

do Twojego pytania o ogranicze-
nia. Mam wrażenie, że znalazłam 
swój język muzyczny i staram się 
w nim doskonalić. Nie mam ska-
li głosu Chaki Khan, czy mocy 
głosu Sarah Vaughn, ale to nie 
przeszkadza w znalezieniu swo-
jej muzycznej przystani. Najważ-
niejsze to widzieć swoje atuty 
i braki w sposób realistyczny.

M.N.: Kiedy się zastanawiam co 
wyróżnia Twoje płyty i Ciebie 
spośród innych wokalistek jaz-
zowych to chyba właśnie to, że 
nieraz przekraczasz granice jaz-
zowej wokalistki. Na przykład 
Księga Olśnień to dla niektórych 
poezja śpiewana, a nie jazz: jak 

zareagujesz na takie opinie?
A.Z.: Nie lubię eklektyzmu 
w muzyce stąd dbałość o arty-
styczną tożsamość moich ko-
lejnych płyt. Ale to nie ozna-
cza, że jestem konserwatywną 
wokalistką jazzową! Cały czas 
rozglądam się dookoła, mam 
uszy szeroko otwarte, szukam 
nowych muzycznych wrażeń. Na 
przykład kiedy jeździłam jako 
dwudziestolatka do Nowego 
Jorku miałam okres fascynacji 
neo soulem: Erykah Badu, India 
Arie, Angie Stone czy Jill Scott. 
A jeśli chodzi o Księgę Olśnień 
to trochę rzeczywiście w tym jest 
tej tradycji polskiej poezji śpie-
wanej, jaką uosabia wspaniała 
Wanda Warska, czy niezwykła 
Ewa Demarczyk. Mój śpiew nie 
jest zabarwiony aktorskim prze-
kazem, ja nie daję sobie zada-
nia aktorskiego. Jeśli wykonuję 
jakieś gesty to przychodzą one 
naturalnie, nie ćwiczę ich wcze-
śniej, nie przygotowuję. To samo 
z głosem, chcę żeby on brzmiał 
naturalnie, bez tej „nadinter-
pretacji” tak charakterystycznej 
dla piosenki aktorskiej. Dlate-
go płyt Umiera Piękno i Księga 
Olśnień nie nazwałabym poezją 
śpiewaną, czy piosenką aktor-
ską, tylko ewentualnie piosenką 
poetycką, muzyką pisaną do po-
ezji, ale śpiewaną jak zwyczajne 
piosenki.

MN: Aga, a powiedz teraz co Ci 
się w jazzie nie podoba? Co budzi 
Twoją niechęć?

AZ: Jestem otwarta na nowe 
trendy w jazzie, przykładem jest 
to, co dzieje się teraz w Nowym 
Jorku, wśród młodych muzy-

Jest jednym z artystów, którzy 
najmocniej odcisnęli piętno na 
współczesnym jazzie. Niezwykle 
utalentowany, totalnie pracowi-
ty – takie zestawienie nie mogło 
nie wydać dobrych owoców. Pat 
Metheny jest tak samo auten-
tyczny, kiegdy gra straight-ahead 
jazz w trio czy kwartecie, na pły-
tach free (Song X z Ornettem 
Colemanem,) czy gdy gra ... no 
właśnie, bo jak zakwalifikować 
muzykę Pat Metheny Group?
Metheny już jako 16-latek został 
wykładowcą w prestiżowym Ber-
klee College of Music. Jego cha-
rakterystyczne brzmienie, które 
uformowało się już na początku 
kariery muzycznej w zasadzie 
jest niezmienne przez ponad 
35 lat zawodowej aktywności 

muzyka. Pierwszą autorską pły-
tę Bright Size Life nagrał dla 
monachijskiej wytwórni ECM. 
Miał wówczas 22 lata. Dziś ta 
płyta zaliczana jest do kanonu 
fusion. Na basie zagrał wówczas 
współpracujący z nim, jeszcze 
nie znany szerszej publiczno-
ści inny gigant jazzu, Jaco Pa-
storius. Ciekawostką jest to, że 
pierwsza wersja płyty nagrywa-
na była z innym basistą, Davem 
Hollandem.

W zasadzie większość płyt Pata 
Metheny’ego, jak i Pat Metheny 
Group (to zespół współtworzony 
z Lylem Maysem) należy obec-
nie do kanonu jazzu. Łącznie 
Metheny otrzymał 17 statuetek 
Grammy.

Oprócz tego, że ma na kon-

cie kilkadziesiąt płyt autor-
skich (pod własnym nazwiskiem 
i z PMG), to brał udział jako 
gość w niezliczonej ilości sesji, 
m.in. Z Herbiem Hancockiem, 
Michaelem Breckerem, Jackiem 
DeJohnettem i wieloma inny-
mi znakomitymi muzykami. 
Z  polskich artystów współpra-
cą z Patem może się pochwalić 
jako jedyna Anna Maria Jopek, 
a opowieści o jego rygorystycz-
nym trybie pracy w trakcie sesji 
nagraniowych są wśród polskich 
muzyków już legendarne: w stu-
diu zawsze był pierwszy i wycho-
dził ostatni. Niezmordowany, je-
dynym warunkiem była lodówka 
pełna dietetycznej coli.

Z muzyką Metheny’ego trze-
ba się zapoznać. Wybór tu jest 

zawsze subiektywny – ponieważ 
w dyskografii artysty znajdują się 
dość odległesty listycznie płyty – 
dobrze jest sięgnąć do płyt z róż-
nych okresów – początkowego: 
wspomniana już Bright Size Life 
w trio, czy As Fallus Wichita, So 
Falls Wichita Falls sygnowana 
Metheny/Mays, Offramp jako 
PMG. Druga połowa lat 80-tych 
to melodyjne Still Life (Talking) 
i Letter From Home PMG, które 
stanowią kwintesencję ówcze-
snego brzmienia grupy Methe-
ny’ego i Maysa. Dla zachowania 
równowagi równocześnie z Let-
ter ukazał się bardzo jazzowy 
album nagrany przez trio Me-
theny/Holland/Hines, a zatytu-
łowany Question and Answer.

Kolejna płyta to chyba jedna 
z najważniejszych płyt w dorob-
ku Pata – Secret Story. Jeśli ktoś 
jej nie zna, niech nie przyznaje 
się do tego głośno. To płyta wy-
bitna. Eksplorująca jazz w zu-
pełnie innym kierunku, niż np 
Albert Ayler, ale niewątpliwie 
należąca do ścisłej czołówki jaz-
zowych albumów wszechczasów. 
W tym samym 1992 roku Me-
theny wydał jeszcze jedną płytę 
Zero Tolerance For Silence, któ-
rą radziłbym omijać szerokim 
łukiem, podobnie jak wydane 
1997 The Sign of 4, ale do tego 
wątku powrócimy później.
(…)

Jerzy Szczerbakow,
JazzPRESS, wrzesień 2011 r.

W przerwach pomiędzy festiwa-
lowymi wydarzeniami zaprasz-
my do jazzowej lektury! Specjal-
nie dla Was przygotowaliśmy 
papierowe wydanie elektronicz-
nego miesięcznika JazzPRESS. 
W festiwalowej edycji magazy-
nu znajdziecie fragmenty naj-
ciekawszych – naszym zdaniem 
– artykułów opublikowanych 
w ciągu ostatniego roku na ła-
mach pisma. Pełne wersje, po-
dobnie jak i bieżące doniesienia 

Szanowni Uczestnicy Festiwalu, 
Drodzy Czytelnicy!

oraz opracowania prezentujące 
muzyków, nagrania i wydarze-
nia, które trwale odcisnęły się 
w historii jazzu i muzki rozryw-
kowej znajdziecie w magazynie, 
który co miesiąc udostępniamy 
za darmo do pobrania ze strony 
internetowej www.radiojazz.fm 
i www.jazzpress.pl. JazzPRESS 
ukazuje się w formacie pdf 
i mobi na czytniki Kindle.

Życzymy przyjemnej lektury
Redakcja

ków. Weź chociażby takie na-
zwiska z mojej wytwórni, z Blue 
Note, jak Aaron Parks i Robert 
Glasper. Oni są młodymi piani-
stami, którzy lubią eksperymen-
tować, ale słychać, że znają też 
Errola Garnera czy Arta Tatuma, 
cały ten jazzowy kanon. Przera-
ża mnie to, że są młodzi muzy-
cy, a nawet pianiści, którzy tego 
nie znają, nie interesuje ich to, 
mają historię jazzu w nosie, bo 
to jest stare i mało trendy. To co 
oni mogą grać? Jaką muzykę? Są 
młodzi, którzy myślą, że tworzą 
coś nowego, że grają awangadrę 
i tworzą coś nowego, a praw-
da jest taka, że kilkadziesiąt lat 
temu powstawała taka awangar-
da, że buty spadają, czyli to już 
też było. W każdym razie mie-
szanie gatunków i innowacje jak 
najbardziej, ale chodzi o to, żeby 
ten dobór środków był smaczny, 
gustowny, z zachowanymi pro-
porcjami. Chociaż zdaję sobie 
sprawę, że smak jest czyś subiek-
tywnym… Lubię piękno w mu-
zyce, wysublimowaną harmonię, 
zgrabną wzruszającą melodię, 
stąd moja miłość do standar-
dów jazzowych, mimo że już ich 
nie nagrywam, a śpiewam tylko 
okazjonalnie. Mimo to nadal 
uważam, że jazzman powiniem 
umieć zagrać z pamięci „Body 
and Soul” czy „A Night in Tuni-
sia”. To jest nasze abecadło. Lu-
bię też jak dzieło ma jakąś myśl 
przewodnią, wspominałam o 
tym przy okazji pewnej spójno-
ści artystycznej moich własnych 
projektów. (…)

Dalszy ciąg rozmowy znajdziecie 
w numerze magazynu JazzPRESS 
ze stycznia 2012 r.

Pat Metheny – artysta kompletny

fot. Krzysztof Wierzbowski

Każdy mój projekt jest zaczynaniem 
wszystkiego od początku

Z Agą Zaryan rozmawia Maciej Nowotny.

fot. Rafał Garszczyński

2 JazzPRESS – edycja festiwalowa, 20 kwietnia 2012

www.jazzpress.pl

WYWIADY

RECENZJE

AKTUALNOŚCI I HISTORIA
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cie. Trochę nie wiedziałem co 
się dzieje. Później zadzwonił 
do mnie Stańko. Mieliśmy ja-
kieś pierwsze wspólne nagrania, 
chwilę później zaprosił mnie do 
międzynarodowego projektu itd. 
Jakoś się kręciło. Mam kontakt 

z Eicherem do dziś, jak 
coś nagrywam to przesy-
łam mu, żeby wiedział co 
u mnie nowego.
R.S.: To znaczy, że ma-
rzysz o tej firmie, o gra-
niu pod monachijskim 
labelem?

M.O.: To byłoby coś. Chciałbym 
dostać trochę wiatru w żagle i nie 
musieć dbać o pewne sprawy, 
za którymi teraz biegam. Label 
bardzo mocno determinuje or-
ganizatorów koncertów, łatwiej 
jest coś zrobić. Po to jest teraz 
wytwórnia. Przecież nie chodzi 
tylko o płyty, bo jak wiesz ten 
rynek ma poważny regres od lat. 
Jest coraz gorzej ze sprzedażą. 
Dzięki na przykład takiemu EC-
M-owi masz po prostu większy 
zasięg. Nie chcę narzekać – jest 
OK! Ale tak swoją drogą, w tak 
dużym kraju jak Polska, z taką 
ilością muzyków jazzowych 
mamy tylko jedną markę – NOT 
TWO z Krakowa, która ma dys-
trybucję i jest chętniej kupowa-
na za granicą niż u nas w Polsce. 
Nasz wpływ na międzynarodowy 
rynek muzyczny jest znikomy...
Dalszy ciąg tej interesującej roz-
mowy znajdziecie w numerze 
magazynu JazzPRESS z listopada 
2011 r.

Roch Siciński: Wyjaśnijmy sobie 
na początek podstawowe kwe-
stie. Powiedz dlaczego jazz i jak 
to się stało, że wybrałeś akurat 
saksofon altowy. Nie kusiła Cię 
gra na tenorze? Kto Cię nakiero-
wał na alt? 
Maciej Obara: Ja chcę 
brzmieć maksymalnie 
głęboko i tenorowo na 
alcie. To mi odpowiada, 
natomiast na pewno nie 
przerzucę się na tenor! 
To nie jest instrument 
dla mnie. Nie chcę grać 
na tenorze jak tenorzysta – nie 
byłbym sobą. A jak się zaczęło? 
Charlie Parker. Miałem piętna-
ście lat. Mama przywiozła płytę 
z kiosku Ruchu z Wrocławia. 
Nazywała się One man was cal-
led Bird. Dała mi ją do rąk i po-
wiedziała zwyczajnie: masz synu. 
Słuchaj muzyki!!! No to włączy-
łem. 
Momentalnie wiedziałem, że 
to jest to! Wszystkie heavy me-
talowe gówna, których do tej 
pory słuchałem wyrzuciłem do 
śmietnika! Słuchałem Parkera, 
poszedłem do szkoły muzycznej, 
grałem klasykę. Miałem nauczy-
ciela, który przymykał oko na 
to, że muzycznie na co dzień zaj-
muję się czymś różnym od kla-
syki... Dalej to już pewnie wiesz 
jak się potoczyło... Gdyby nie 
mama i Parker – nie byłoby nic, 
no i pierwszy raz, kiedy zoba-
czyłem saksofon u mojego taty, 
który wrócił z trasy i wiem że coś 
sobie ćwiczył...

R.S.: Tak, wiemy, ale chyba nie 
wszyscy znają historię Twojego 
kolejnego punktu zwrotnego 
w karierze. Tego już po studiach 
w Katowicach... Opowiesz nam 
o nietypowym pośredniku do 
ECM-u?

M.O.: Historia jest banalna. 
Mój serdeczny uczeń, który ma 
hurtownie spożywczą w Jele-
niej Górze, gra na saksofonie. 
Swoją drogą jest posiadaczem 
pięknego instrumentu – Selme-
ra Mark VI. Przychodziłem do 
niego robić mu zajęcia, graliśmy 
i gadaliśmy sobie. Wyszła wtedy 
moja płyta z Bielskiej Zadym-
ki. Sytuacja sprowadzała się do 
tego, że „Mam 500 egzemplarzy, 
które są gówno warte, nie mam 
dystrybucji, nikt o niej nic nie 
wie i zastanawiam się głośno, 
co mam z tym zrobić.” A on do 
mnie – „Daj mi chociaż ze dwie, 
pomogę Ci.” Mowie mu, że nikt 
mi nie może pomóc, to był prze-
cież tak ciężki czas po studiach... 
nie wierzyłem mu, bo nie wie-
działem komu chce przekazać to 
nagranie. Wziął płytę i poszedł. 
Okazało się, że jego kuzyn jest 
kierowcą Manfreda Eichera. 
Nagle Manfred wysyła do mnie 
maila, że będziemy w kontak-

Wybitny gitarzysta jazzowy, 
twórca i wieloletni lider forma-
cji Extra Ball, człowiek który 
na swym koncie ma współpra-
cę z Największymi Muzykami, 
a także Artysta zafascynowany 
twórczością Jimiego Hendrixa 
i wyśmienity bluesman, czego 
dowodem jest Jego ostatnia pły-
ta I Love The Blues. Pierwszym 
zespołem Śmietany przed wielu 
laty była formacja wykonująca 
kompozycje Hendrixa, a pasję 
i zamiłowanie związane z Legen-
dą Rockowej Gitary dzieli z Woj-
ciechem Karolakiem – ikoną 
jazzu i Mistrzem organów Ham-
monda. Jakiś czas temu obaj 
postanowili wrócić do swych 
korzeni tworząc projekt ,,Psy-
chedelic Music Of Jimi Hendrix’’ 
i nagrywając tak właśnie zaty-
tułowaną płytę, ukazującą twór-
czość Jimiego poprzez pryzmat 
osobowości muzyków biorących 
udział w tym przedsięwzięciu. 
Natomiast w 2011 roku na rynku 
ukazała się płyta stanowiąca coś 
w rodzaju encyklopedii bluesa 
o stosownym tytule I Love The 
Blues.

Pierwsza gitara
„Był koniec lat 60-tych, a ja jako 
nastoletni gitarzysta marzyłem 
o tym, by posiadać swój własny 
dobry instrument. W Polsce 
w tym czasie najlepszym dostęp-
nym instrumentem jaki w ogóle 
istniał była czeska Jolana, którą 
można było czasem w komisie 
kupić. Kosztowała 4 i pół tysiąca 
złotych, a to była   pensja mie-
sięczna mojego ojca. Ja nie gra-
łem jeszcze wtedy za pieniądze, 
w związku z czym nie miałem 
możliwości, a strasznie chciałem 
mieć dobrą  elektryczną gitarę. 
Miałem taką akustyczną gitarę 
do ćwiczeń, którą mi babcia ku-
piła, dzięki tej gitarze w ogóle po-
znawałem materię i instrument, 
i uczyłem się. Właściwie do na-
uki to był bardzo dobry instru-
ment, ale chciałem już coś grać, 
chciałem elektryczną gitarę… 
a jeszcze żeby dobrze wyglądała, 
dobrze brzmiała – to wszystko 
to były ważne rzeczy. Jak wielu 
gitarzystów z mojego pokolenia 
zrobiłem sobie tę gitarę metodą 
chałupniczą sam. Ponieważ za-
wsze mi się podobał Gibson Les 

Paul i był takim uosobieniem 
muzyki progresywnej, no to zro-
biłem kopię Gibsona Les Paula. 
Pewnie, jakbyś zobaczył ją teraz, 
to byś się nieźle uśmiał. Jak to 
było zrobione? To było odryso-
wane z fotografii, tak jak tech-
nologia ówczesna pozwalała. 
Tylko kształtem przypominało 
to tą gitarę.” (śmiech).

Hendrix, czyli powrót 
do korzeni

“Płyta Psychedelic Music Of Jimi 
Hendrix jest taką sentymentalną 
podróżą do moich początków, 
kiedy jeszcze nie byłem ukształ-
towanym muzykiem jazzo-
wym, a moją wielką  fascynacją 
i moim guru był Jimi Hendrix. 
Pod skórą czułem, że ten facet 
wymyka się kategorii: muzyk 
rockowy czy bluesowy i to się 
potwierdziło. Nawet Miles Da-
vis powiedział, że Jimi Hendrix 
był również jazzowym gitarzy-
stą. To był facet, który wyłamy-
wał się z wszelkich kategorii, 
był największym innowatorem 
gitary. Ja od niego zaczynałem 
kiedyś i z moimi zespołami gra-
łem te wszystkie utwory typu: 
Fire, Foxy Lady, Manic Depres-
sion, Purple Haze czy Hey Joe. 
Pomyślałem sobie, że teraz po 
czterdziestu latach grania jazzu, 
z pozycji siły, z pozycji człowieka 
wykształconego, znającego róż-
ną muzykę, może powinienem 
wrócić do swoich korzeni, do 
tego co mnie tak zafascynowało, 
że znalazłem się w tym punkcie, 
w którym jestem? Najlepszym 
tematem tego powrotu wydał mi 
się właśnie Jimi Hendrix, stąd ta 
płyta. Ta płyta sprawiła mi wiel-
ką satysfakcję, poza tym ja się 
zazwyczaj przy płytach koncep-
cyjnych ze świeżymi pomysłami 
muszę dużo więcej napracować, 
a tu mi szło jak z płatka …”
Wszystkie zebrane przez 
Roberta Ratajczaka wypowiedzi 
Jarosława Śmietany opubliko-
waliśmy w numerze magazynu 
JazzPRESS z grudnia 2012 r.

Jarosław Śmietana sam o sobie

Pełno go wszędzie, i dobrze. 
Czytelnicy „Jazz Forum” uznali 
go w dorocznej ankiecie za wi-
cekróla polskiej gitary jazzowej 
(królem, jak zwykle, został Ja-
rosław Śmietana, o którym, być 
może, innym razem).

Swoje autorskie, jazzowe po-
letko Marek Napiórkowski 
może bezpiecznie uprawiać 
dzięki pozycji, jaką wypracował 
sobie w nieco lżejszych obsza-
rach rozrywki lub po prostu u 
boku jazzowych gwiazd, które, 
póki co, świecą jaśniej od niego. 
Pod względem liczby studyjnych 
robótek mniejszego lub większe-
go kalibru, jako szybkostrzelny 
człowiek do wynajęcia, nie jest 
może rekordzistą, ale, jak wia-
domo, liczy się przede wszyst-
kim jakość i ranga projektów, 
a także towarzystwo, w jakim się 
je realizuje – i tutaj tzw. dorobek 
42-letniego gitarzysty prezentu-
je się imponująco. Subiektywny 
Top 10 owych kooperacji układa 
się w wymowną litanię nazwisk 
polskich i niepolskich: Pat Me-
theny, Richard Bona, Minu 
Cinelu, Gregoire Maret, Anna 
Maria Jopek (po dziś dzień naj-
ważniejszy z pryncypałów gita-
rzysty, zwiedził z jej zespołem 
co najmniej pół świata), Leszek 
Możdżer, Henryk Miśkiewicz, 
Maryla Rodowicz, Ewa Bem. 
O małżonce Dorocie Miśkie-
wicz, dla której komponuje 
piosenki i produkuje płyty, nie 
wspominając. Ach, i był jeszcze 
zespół Funky Groove, któremu 
w początkowych, wrocławskich 

latach kariery współliderował 
z gitarzystą Arturem Lesickim. 
Solidne, jazz-rockowe granie 
– na przełomie wieków Funky 
Groove rządził w jazzowych ran-
kingach, nie mając sobie rów-
nych wśród innych elektrycz-
nych bandów; szkoda, że to już 
historia. Niewielu gitarzystów 
jazzowych ma szczęście, by – je-
śli w ogóle uda im się wydać pły-
tę inaczej niż własnym sumptem 
– ich nagrania trafiały do kata-
logu dużej wytwórni nagranio-
wej. Napiórkowski swoje rzeczy 
nagrywa dla Universalu. Poza 
nieco większymi możliwościami 
promocyjnymi, ma to także tę 
zaletę, że płyty owe są dostępne 
nawet dłuższy czas po premierze 
i jeśli komuś przyjdzie do głowy, 
by skompletować wszystkie trzy 
albumy gitarzysty, to może to 
zrobić bez większego problemu. 
(...)

KonKubiNap (2011)
Solidna dawka ostrego, jazzo-
wego improwizowania – takie-
go, jakie uprawia się podczas 
koncertów, bez oglądania się na 
minę realizatora dźwięku i kwity 
rozłożone na pulpitach. Struk-
tura utworów nagina się do po-
trzeb chwili, koresponduje z ży-
wiołową reakcją publicznościi, 
generalnie, słychać, że muzykom 
chodziło o to, żeby mieć z grania 
maksymalną radochę.

Nagrania pochodzą z wystę-
pów w klubach w Łomiankach, 
Częstochowie, Wrocławiu i Pa-
bianicach, a ich bohaterami są, 

oprócz Napiórkowskiego, także 
Robert Kubiszyn na basówce 
i Cezary Konrad na bębnach.

Album ma prostą konstrukcję: 
utwory „elektryczne” przeplata-
ją się z „akustycznymi”, rozpę-
dzone, fusionowe lokomotywy 
znajdują przeciwwagę w spokoj-
niejszych (acz nigdy rozlazłych) 
balladach. Dwie kompozycje 
dostarczył Cezary Konrad, trzy 
– sam Napiórkowski. Swój jaz-
zowy rodowód i związek z trady-
cją Napiór podkreślił, włączając 
do repertuaru megastandard 
Johna Coltrane’a „Giant Steps” 
i nieco mniej znaną kompozy-
cję „Havona” Jaco Pastoriusa. 
Z jazzowego idiomu wynika tu-
taj zresztą każda fraza, rytmika 
i nastrój wszystkich utworów. 
Uczciwie trzeba przyznać, że, 
w przeciwieństwie do Wolno, 
KonKubiNap nie trafia do serca 
słuchacza prosto i natychmiast. 
Nie ma tu zbyt wielu „ładnych” 
fragmentów (ewidentnym wy-
jątkiem jest kończący płytę dzie-
więciominutowy utwór „Wciąż 
mi się śnisz/Between a Smile 
and a Tear”), granie jest raczej 
agresywne i bez ogródek – tak, 
jak w niespodziewanym bonusie 
na koniec płyty, na który trzeba 
dłuższą chwilę poczekać po ofi-
cjalnym zakończeniu.

O pozostałych elementach skła-
dających się na tę trylogię moż-
na przeczytać w artykule Ada-
ma Domagały opublikowanym 
w numerze magazynu JazzPRESS 
z marca 2012 r.

Marek Napiórkowski: 
pierwsza trylogia wicekróla

... kiedy myślę bardzo o muzyce, 
to gram mniej. Ci, którzy grają za 
dużo, myślą za bardzo o sobie...

Młody polski jazz
Z saksofonistą Maciejem Obarą rozmawia Roch Siciński

Przy okazji recenzji płyty Ca-
pacity trio Krzysztofa Herdzina 
napisałem:

„Był kiedyś taki polski nie-
koniecznie ciekawy, może przez 
chwilę odrobinę śmieszny film 
– Kiler. W owym filmie jedną 
z lepszych satyr samego siebie 
zagrał Olaf Lubaszenko. Mam 
na myśli cytat, który przeszedł 
już do klasyki: Przepraszam bar-
dzo, co tu się dzieje? … Film krę-
cą… To dlaczego ja nie gram. To 
coś w rodzaju skróconego opisu 
kariery Krzysztofa Herdzina. 
Prawdopodobnie nawet sam 
zainteresowany nie wie, w ilu 
muzycznych projektach przez 
lata swojej kariery uczestniczył. 
Z jednej strony to zapewne źró-
dło całkiem niezłych dochodów, 
z drugiej świadectwo wyśmie-
nitego warsztatu muzycznego 
i świetnych pomysłów aranża-
cyjnych na każdy właściwie ro-
dzaj muzyki. Można niektórych 
muzycznych dokonań lidera 
dzisiejszej płyty nie lubić, jed-
nak pracowitość i kompetencje 

jednego z najbardziej zapraco-
wanych polskich muzyków po-
dziwiać należy.

Jak w tym natłoku zajęć 
Krzysztof Herdzin znalazł czas 
na skomponowanie, nagranie 
i wydanie płyty, która z pewno-
ścią komercyjnym sukcesem nie 
będzie? To pewnie nie było ła-
twe, ale udało się znakomicie. To 
w dużej mierze również zasługa 
pozostałych muzyków – Roberta 
Kubiszyna i Cezarego Konrada 
– równie pracowitych mistrzów 
zagrania wszystkiego, co klient 
sobie w studiu wymyśli.”

No i mamy kolejną płytę, po-
twierdzającą tezę o niezwykłej 
pracowitości Krzysztofa Her-
dzina i jednocześnie jego nie-
zwykłej i genialnej wręcz róż-
norodności pomysłów. Krążek 
Capacity to projekt zagrany 
w jazzowym trio, prezentujący 
Krzysztofa Herdzina – pianistę. 
Natomiast Looking For Balan-
ce to rzecz zupełnie inna. Nie 
znajdziecie tu wiele jazzowych 
fraz. To jednak, powiedzmy od 

razu, płyta wyśmienita. Nie pa-
trzcie na nazwiska, nie patrzcie 
na nieco niepotrzebnie luksuso-
wą okładkę, czy pretensjonalne 
tytuły. Spróbujcie zapomnieć 
o tym wszystkim, a także o wie-
lu etykietkach przypinanych do 
postaci Krzysztofa Herdzina. 
On nie jest pianistą jazzowym, 
nie jest nawet pianistą, nie jest 
aranżerem, czy producentem. 
On jest Muzykiem. I to muzy-
kiem przez bardzo duże M.Nie-
zależnie od tego, czy nad każdą 
płytą pracuje się 5 lat pracując 
koncepcyjnie, czy nagrywa się 
miesiącami, podobno cyzelując 
każdy dźwięk… Często z tego 
wychodzi raczej studyjna prze-
produkowana papka…

Pełne recenzje Płyt tygodnia au-
torstwa Rafała Garszczyńskiego 
znajdziecie na stronie interneto-
wej www.radiojazz.fm

Płyta tygodnia: Looking For Balance – 
Krzysztof Herdzin feat. Gregoire Maret

fot. Krzysztof Wierzbowski
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The Köln Concert
Keith Jarrett
Płyta wydana nakładem wy-
twórni ECM zawiera nagranie 
z koncertu, jaki Keith Jarrett dał 
24 stycznia 1975 roku w Opera 
House w Kolonii.

Koncert był częścią europej-
skiej trasy muzyka zapoczątko-
wanej w 1973 roku.

Muzyka, którą Jarrett zapre-
zentował w trakcie kolońskiego 
koncertu zdecydowanie odbie-
gała od dominującego w ówcze-
snym jazzie monotonnego jaz-
z-rock fusion i goniącej własny 
ogon awangardy. O rewolucyj-
ności solowej improwizacji zde-
cydował – wytworzony przez 
Keitha Jarretta w trakcie recitalu 
– nastrój wyciszenia i liryczno-
ści. Zresztą, chodzi tu nie tylko 
o improwizację na płaszczyź-
nie muzycznej, ale także i samo 
wykonanie. W owych mocno 
jazz-rockowych czasach, takich 
projektów nie było wiele, choć 
należy pamiętać, że inni zaanga-
żowani w elektroniczne brzmie-
nia ówczesnej fali fusion artyści 
– jak Chick Corea, czy Herbie 
Hancock – również od czasu 
do czasu powracali w latach sie-
demdziesiątych do jazzowych 
korzeni.

Koncert, a za nim także pły-
towe nagranie, jest odegraną 
publicznie, intymną medytacją 
Jarretta, który rozważając naturę 
dźwięku zabiera słuchaczy w po-
dróż do źródeł piękna. Kompo-
zycja pełna jest harmonicznych 
pomysłów, melodycznych figur, 
kombinacji glissand i okazyj-
nych ostinat. (…)

Ryszard Skrzypiec,
JazzPRESS, maj 2011 r.
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Kanon Jazzu – płyty, które na 
trwałe wpisały się w historię

A Love Supreme
John Coltrane
Czasem jest mi przykro, że nie 
pamiętam chwili, kiedy po raz 
pierwszy usłyszałem takie pły-
ty, jak A Love Supreme, Kind 
Of Blue, Jaco, Time Out! i jakieś 
100 innych. (...)

Album ma charakter 4 częścio-
wej suity, w pierwszej – „Ack-
nowledgement” Coltrane śpiewa 
jak mantrę „A Love Supreme”. 
Melodię buduje Jimmy Garri-
son. Improwizacje lidera – tego 
nie podejmuję się opisać – są 
zwyczajnie niepowtarzalne, na-
tchnione i jedyne w swoim rodza-
ju. Dźwiękowo ciężkie, jednak 
jeśli się z nimi oswoimy stają się 
lżejsze… „Resolution” to przede 
wszystkim genialny na tej płycie 
McCoy Tyner. W „Pursuence” 
ważny jest z kolei Elvin Jones. 
Całość kończy „Psalm”. Suita 
jest mistyczną modlitwą, jedy-
ną w swoim rodzaju, wolną od 
konkretnego systemu religijne-
go. W dyskografii Johna Coltra-
ne’a, to jest pierwsza modlitwa. 
Później było ich jeszcze kilka, 
patrząc chronologicznie, w ten 
nurt wpisują się Kulu Su Mama, 
Om, Meditations i w pewnym 
sensie również Interstellar Space 
i Expression. Tym zestawem John 
Coltrane zasłużył sobie na swoją 
własną religię, nie tylko wśród 
fanów jazzu, ale i tych, którzy 
uwierzyli że jest rzeczywistym 
Mesjaszem. 
(…)

Rafał Garszczyński,
JazzPRESS, grudzień 2011 r.

Rafał Garszczyński: Słuchamy 
fragmentu nagrania koncerto-
wego z płyty „New Morning: The 
Paris Concert”, na którym Stan-
ley Jordan gra jedną ręką na gi-
tarze, a drugą jednocześnie na 
fortepianie.
RG: Powiedz, czy można grać na 
fortepianie tak mimochodem, 
bez codziennych mozolnych ćwi-
czeń, czy to wymagający instru-
ment, któremu trzeba poświęcić 
całe życie?

Artur Dutkiewicz: To nagranie ma 
też aspekt wizualny, niewątpliwie 
musi budzić entuzjastyczną re-
akcję publiczności. Większość 
muzyków, dla których głównym 
instrumentem nie jest fortepian, 
trochę na nim gra, jedni bardzo 
dobrze, inni nieco słabiej. For-
tepian jest podstawą edukacji 
muzycznej, nawet jeśli uczysz się 
grać na innym instrumencie. Naj-
łatwiej na nim wyjaśnić zasady 
funkcjonowania muzyki. Dęcia-
cy na fortepianie ustawiają akor-
dy, żeby do nich tworzyć melodie. 
Komponują na nim. W zasadzie 
większość muzyków zna podsta-
wy gry na fortepianie, i gitarzyści 
i perkusiści i wokaliści.

RG: Są takie instrumenty, które 
wymagają codziennych ćwiczeń, 
czy do nich należy fortepian?

AD: To wszystko zależy do cze-
go ma służyć fortepian, jeśli jest 
przez kogoś używany na kon-
cercie jako instrument dodat-
kowy – często grają tak nawet 
trębacze, choćby Miles Davis 
na syntezatorze – to oczywiście 
perfekcyjna technika nie jest 
konieczna. Tak samo, jeśli wy-
korzystujesz fortepian na pró-
bach, żeby innym coś pokazać, 

Artur Dutkiewicz: Kiedy ćwiczyłem na fortepianie, 
przychodził Tommy Flanagan i słuchał…

czy pisząc aranże. Wtedy nie 
jest potrzeba rozgrzewka, ani 
codzienne ćwiczenia. Jeśli grasz 
w zespole, albo koncert solowy, 
musisz mieć silne palce, ale rów-
nież być rozluźnionym. To wy-
maga treningu, tak jak u spor-
towców, żeby połączyć mózg 
z palcami we właściwy sposób. 
Kiedy gram solo, albo w małych 
składach, niewątpliwie przygo-
towuję się do tego intensywnie. 
Do gry na fortepianie przydaje 
się dobra forma fizyczna.

RG: Często korzystasz ze znanych 
z nieco innej muzyki tematów, 
nagrałeś płyty z tematami Jimi 
Hendrixa i Czesława Niemena. 
Traktujesz znane tematy dość 
swobodnie. Można spotkać się 
z opiniami, że znane nazwisko 
i znane melodie są dobrym argu-
mentem pomagającym sprzedać 
płytę na pełnym nowości rynku. 
Dlaczego sięgnąłeś po te akurat 
nazwiska i po te kompozycje?

AD: To wynika z mojego osobi-
stego związku z tymi artystami 
i ich kompozycjami. To muzyka 
mojej młodości, ona oddziaływa-
ła na moje życie, nie tylko mu-
zyczne. Chciałem też okazać im 
szacunek. Nagrywając te płyty 
nie miało dla mnie znaczenia, że 
to może pomóc w sprzedaży. Jeże-
li coś kochasz to chcesz być z tym. 
Kompozycje Jimi Hendrixa wie-
lokrotnie dawno temu graliśmy 
na jamach, na warsztatach jaz-
zowych w Puławach, najczęściej 
późno w nocy. Wtedy wszyscy 
uczestnicy mieli już nieco dość 
grania standardów. Kiedy grywa-
liśmy „Hey Joe”, ludzie tańczyli 
na stołach. Muzycy i słuchający 
stawali się jednym. Takie granie 
trwało do rana. Wszyscy to znali 

i lubili grać. W Puławach graliśmy 
3, może 4 utwory Jimi Hendrixa, 
na płycie jest ich oczywiście wię-
cej. Jeśli chodzi o Czesława Nie-
mena, to żaden inny wokalista 
nigdy tak na mnie emocjonalnie 
nie działał. To są również spra-
wy pozamuzyczne, jakaś głęboka 
podświadomość. To nie podlega 
racjonalnemu osądowi.

RG: Czesław Niemen przeszedł 
podobną muzyczną drogę, jak 
Jeff Beck. Zaczynał od coverów 
znanych przebojów ery rock 
and rolla, poprzez cięższe roc-
kowe klimaty po jazzowe fusion. 
Też najczęściej pozostając poza 
głównym obiegiem komercyj-
nym. Często zastanawiam się, jak 
potoczyłaby się kariera Czesława 
Niemena, gdyby urodził się w in-
nym kraju? Nieco bliższym cen-
trum światowej kultury? To zresz-
tą pytanie dotyczy wielu innych 
nie tylko polskich muzyków… 
Gdyby Czesław Niemen urodził 
się w nieco innym kraju, może nie 
mielibyśmy Joe Zawinula, tylko 
Czesława Niemena w roli gwiaz-
dy światowego formatu?

AD: No tak, jest w tym wiele 
prawdy. Czesław Niemen na-
grał przecież wyśmienitą płytę 
w USA.

RG: Mamy na myśli album Mo-
urnier’s Rhapsody nagrany w to-
warzystwie między innymi Jana 
Hammera, Johna Abercrombie, 
Ricka Lairda, Dona Grolnicka 
i Michała Urbaniaka.

AD: Tak, oczywiście. Choć nie 
jest on dziś łatwo dostępny. Dla 
mnie Czesław Niemen, to jed-
nak przede wszystkim głos, nie-
samowity i przejmujący. Muzy-

ka, którą tworzył, pozostaje dla 
mnie nieco na drugim planie. Ja 
opieram się na odczuciach, im-
pulsach. Ekspresja głosu Nieme-
na przenika mnie na wskroś.

RG: Słyszałeś Niemena śpiewają-
cego po rosyjsku?

AD: Tak, oczywiście znam te na-
grania, świetne, jak większość 
tego co nagrał. Imponowało mi 
też jego podejście do świata. Nie-
wielu ludzi ma taki szacunek do 
świata. Czesław Niemen był do-
brym człowiekiem. Poruszał te-
maty ważne dla ludzkości, dbał 
o naszą cywilizację. Był humani-
stą.
(…)
RG: Zawsze miałem wrażenie, 
że jego zamknięcie wynikało 
z ostrożności, w pewnym mo-
mencie wolał już z nikim nie pró-
bować, bo nigdy nie było wiado-
mo, czy dobrze się trafi…

AD: Tak, tak to było, był kiedyś 
wielką gwiazdą, kreatywnie roz-
wijał swoją sztukę by być wier-
ny swoim ideałom, a większość 
publiczności tego nie rozumiała. 
Wszyscy chcieli, żeby grał ciągle 
„Pod Papugami”. Pomyślałem 
sobie, że wszyscy grają ame-
rykańskie standardy, a mamy 
przecież nasze polskie melodie, 
równie dobre. Warto je trak-
tować jako pretekst do impro-
wizacji. Muzycy amerykańscy 
grają muzykę swojej młodości. 
Dlaczego my mamy grać muzy-
kę ich młodości, kiedy możemy 
grać to, czego sami słuchaliśmy 
w dzieciństwie. To daje też fajny 
kontakt z publicznością, ona też 
zna te melodie.
(…)

JazzPRESS, luty 2012 r.

Swoją słynną niegdyś książkę 
Boski Juliusz Jacek Bocheński 
rozpoczął pytaniem: „Czy ktoś 
z Państwa chciał być kiedyś bo-
giem?” No właśnie... czy zasta-
nawiali się Państwo kiedyś nad 
taką kwestią? Osobiście na boga 
raczej się nie nadaję. Ostatnio 
gotując herbatę zapomniałem 
zdjąć czajnik z gazu i zrobiła się 
z niego rzeźba a’la Dali. Poza 
tym, chociaż niezręcznie mi się 
do tego przyznawać, od kiedy 
przekroczyłem czterdziestkę, nie 
ma dnia, żeby po przebudzeniu 
coś mnie nie bolało. Ale może 
spotkali Państwo przynajmniej 
jednego człowieka, który byłby 
wykuty z marmuru? U mnie naj-
bliżej było w nieistniejącym już 
Hotelu Europejskim, gdy w hal-
lu zauważyłem podpierającego 
się laską Leszka Kołakowskiego. 
Ale nie podszedłem do niego, 
bo pewien znany kompozytor o 
inicjałach J.M. pociągnął mnie 
za rękaw do baru, gdzie czekała 
zmrożona Wyborowa i rozmowa 
na temat wyższości opery fran-
cuskiej nad włoską. Krótko mó-
wiąc, byłem niewierzący, aż do 
wczoraj...

Wtorki w mojej redakcji przy-
pominają czas schillerowskiej 
„burzy i naporu”. Wspaniali 
redaktorzy na pięć minut przed 
wejściem na antenę konstru-
ują scenariusze swoich audycji. 

Przez studio przewalają się nie-
raz tłumy gości, od zwykłych 
słuchaczy po największe gwiaz-
dy naszej sceny. (…) Ale w tej 
atmosferze jazz czuje się jak 
ryba w wodzie, bo gdzie indziej 
będzie mu lepiej niż wśród tylu 
wariatów, chorych na synkopę i 
blue note.

Tego wieczoru zjawiłem się 
krótko przed swoją audycją o 
Bobby Watsonie i od razu uderzył 
mnie dziwny wyraz twarzy redak-
tora Rocha Sicińskiego. Rozanie-
lony, jakby był w siódmym niebie, 
w ekstazie. Rozejrzałem się do-
okoła! Nie zauważyłem żadnych 
niewiast ukrytych pod biurkiem 
w pokoju nagrań, zatem pytam: 
„Co się stało?”. „Siadaj – usłysza-
łem w odpowiedzi – i słuchaj!” 
Popłynęła muzyka, a ja zacząłem 
unosić się do góry, jak balonik z 
helem, z zawrotną szybkością, ku 
stratosferze. I tam rozejrzałem się 
dookoła, by stwierdzić, o czym 
Wam uprzejmie donoszę, że jed-
nak Niebo istnieje. Byłem cieka-
wy źródła, z którego płynie mu-
zyka i poszedłem ku wielkiemu 
światłu. W jego centrum zoba-
czyłem starca, niezbyt wysokiego 
i szczupłego, ze starannie przy-
strzyżoną, śnieżnobiałą bródką. 
Czarnoskórego! (…)

Maciej Nowotny,
JazzPRESS, marzec 2012

Recenzja: Ahmad Jamal, Blue Moon

Ryszard Skrzypiec: Historia Two-
jej znajomości z Teriverem Cheun-
giem jest powszechnie znana, 
więc nie będziemy tu jej przypo-
minać, przejdźmy zatem do płyty 
Waszego autorstwa zatytułowa-
nej Evans, która wychodzi już 4 
lutego. Skąd wziął się pomysł, 
żeby przekładać fortepianowe 
kompozycje Billa Evansa na gita-
rę, w dodatku na dwie gitary?

Przemysław Strączek: Pomysł 
wziął się stąd, że ja jestem wy-
czulony na harmonię, harmonia 
bardziej do mnie przemawia niż 
linearne podejście do muzyki. 
Moje receptory bardziej wyłapują 
akordy, brzmienia, kolory, bar-
wy i Bill Evans jest właśnie taką 
osobowością muzyczną, która 
trafia w mój sposób odbioru 
muzyki. Przygotowując się do 
tej płyty, przestudiowałem bio-
grafię Evansa i to, co mnie do 
niego ostatecznie przekonało, to 
fakt, że używał połączeń harmo-

nicznych, które były dla mnie 
nowe, odbijały od takiego kla-
sycznego podejścia do muzyki 
jazzowej, gdzie dominują pro-
gresje II – V- I, II – V- I - VI. Ta-
kie mocno osłuchane. On jakby 
je trochę łamał. Biały pianista, z 
korzeniami słowiańskimi – jego 
matka pochodziła z Ukrainy.

I to również mnie utwierdza-
ło w przekonaniu, że właśnie to 
wyłapuję, i że fajnie byłoby jego 
kompozycje, jego sposób my-
ślenia przekazać poprzez gitarę. 
My mówimy o kompozytorze, 
pianiście, który zmarł ponad 30 
lat temu. Czas jego świetności to 
lata 60. i 70., nagrywał też słynną 
płytę Kind of Blue, to było tyle lat 
temu, ale wydaje mi się, że warto 
przypominać jego muzykę. A je-
śli tak, to dlaczego nie podejść do 
niej w gitarowy sposób?

Pełny zapis rozmowy został opu-
blikowany w magazynie Jazz-
PRESS z lutego 2012 r.

Z gitarzystą Przemysławem Strączkiem 
o nowej autorskiej płycie Evans rozmawia 
Ryszard Skrzypiec

Młody polski jazz
Mam wielu znajomych jazzfa-
nów, podchodzących sceptycznie 
do bluesa.  Każdorazowo w trak-
cie wymiany poglądów rekomen-
duję im artystę, który – moim 
zdaniem – idealnie łączy światy 
jazzu i bluesa. Muszę przyznać, 
że skuteczność tej rekomendacji 
jest wysoka. Nie ma drugiego, 
tak swingującego gitarzysty jak 
Duke Robillard.

Artysta ten należy do najbar-
dziej uznanych współczesnych 
artystów świata bluesa i jazzu. 
Świadczą o tym przyznane mu 4 
„bluesowe Oscary” – Blues Mu-
sic Awards przyznane w 2000, 
2001, 2003 i 2004 roku w kate-
gorii Najlepszy Gitarzysta Roku 
w ramach, a także 2 nomina-
cje do Grammy Award w 2007 
i w 2010 roku.

B.B. King nazwał go „jednym 
z najwspanialszych gitarzystów”, 
a magazyn New York Times okre-
śla go jako „solistę o olśniewają-
cej mocy i oryginalności”.
Ponad 40 lat od artystycznego 
debiutu Duke Robillard ciągle 
jest w trasie koncertowej, dając 
blisko 250 koncertów rocznie 
i niezmiennie, jego talent przy-
ciąga na koncerty tłumy wielbi-
cieli jego nietuzinkowej gry. Jest 
również artystą niezwykle pra-
cowitym, czego dowodzi fakt, iż 
co roku wydaje kolejny krążek, 

zaś ich liczba zbliża się do 30.
Urodził się w roku 1948 r. 
w Woonsocket w stanie Rhode 
Island i już od najmłodszych lat 
pielęgnuje fascynację łączenia 
swingu, jazzu i bluesa.  Niewąt-
pliwie największy wpływ na jego 
twórczość i karierę mieli: T-Bone 
Walker, Charlie Patton i Big Joe 
Turner.

Rozpoczynał profesjonalną 
karierę, zakładając w 1967 roku 
najsłynniejszą orkiestrę blueso-
wą świata The Roomful of Blues, 
z którą koncertował i nagrywał 
płyty przez 12 lat. Roomful of 
Blues otworzył Robillardowi 
drzwi do kariery, efektem czego 
były nagrania z jego mistrzami 
Big Joe Turnerem i Eddie ”Cle-
anhead” Vinsonem.

W latach późniejszych często 
wracał do big bandowej formu-
ły jump bluesa, czego wyrazem 
były m.in. nagrania z mistrzem 
jazzowego saksofonu Scottem 
Hamiltonem. Przez wiele lat był 
także podporą zespołu The Le-
gendarny Blues Band, a następ-
nie zastąpił Jimmiego Vaughana 
w The Fabulous Thunderbirds. 
Od ponad dwudziestu lat nagry-
wa i podróżuje z własnym zespo-
łem The Duke Robillard Band.
(…)

Piotr Łukasiewicz,
JazzPRESS, listopad 2011 r.

Duke Robillard – unikat nie 
tylko na scenie bluesowej
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