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tonów, Martyna Poważa. Mateusz Góra z kolei zastanawia 

się nad fenomenem hipsterstwa, które samo w sobie jest 

związane zarówno z modą, jak i jej zaprzeczeniem.

O modzie w wymiarze fashion przeczytać można w tek-

ście Joanny Brodniak, która refleksji poddaje popularny 

ostatnio nurt normcore. Szczególnej uwadze polecamy 

także tekst autorstwa Sebastiana Smolińskiego o wpływie 

obyczajowości na męską modę na ekranie, a właściwie na 

jej najbardziej elegancką odsłonę.

Jak zwykle rozświetlamy również artystów i ludzi kultury, 

z którymi mieliśmy przyjemność przeprowadzić wywiady. 

Warto poświęcić uwagę zarówno im samym, jak i temu, 

co mają do powiedzenia. Z Mateuszem Palką o tożsa-

mości Wrocławia portretowanej na fotografii rozmawiał 

Filip Stańczyk, natomiast Angelika Ogrocka spotkała się 

z Łukaszem Kalicińskim, właścicielem notjustshop – marki 

odzieżowej wspierającej dzieciaki, którym potrzebna jest 

pomoc. Ja sama natomiast miałam okazję porozmawiać 

z Erykiem Januszykiem – mistrzem salsy, tancerzem nie-

ustannie uśmiechniętym i pełnym pozytywnej energii.

Piszę to wszystko sama, ale muszę wspomnieć – i tym 

samym podziękować za owocną współpracę – Marcie 

Rosół, która, jak mało kto, lawiruje w tych 24 godzinach, 

które są dane człowiekowi i wykorzystuje każdą minutę 

najbardziej efektywnie, jak tylko się da. Muchy w Rosole 

to reflektorowy dream team.

Tymi słowami kończę już ten przydługi wstęp i zapraszam 

do lektury pierwszego z cyklu pięciu numerów Reflektora. 

Nie zdążycie za nami zatęsknić! f

Patrycja Mucha

Minął już niemal rok od premiery ostatniego numeru 

Reflektora. Minął też rok, odkąd wraz z Martą Rosół 

przejęłyśmy stery Reflektora. Jest kilka rzeczy, z któ-

rych wprowadzenia jesteśmy dumne i jest kilka takich, 

które wciąż czekają na swoją kolej. Ważne jest jednak to, 

że wciąż chce nam się działać, tworzyć to pismo i zrze-

szać ludzi piszących o szeroko pojętej, ale jednocześnie 

subiektywnie postrzeganej kulturze.

Cieszymy się, że znów mieliśmy okazję napisać dla Was 

tych kilkanaście artykułów, przeprowadzić kilka wywiadów 

i, co równie ważne, wreszcie zabrać się za oprawę wizualną 

tekstów. Po raz pierwszy bowiem większość grafik i zdjęć 

zawartych w zamkniętym numerze Reflektora stanowią 

dzieła autorskie – przemyślane, zaprojektowane i wyko-

nane przez Anię Puszczewicz-Siodłok i Pawła Siodłoka. 

Udało nam się uniknąć tego lekceważącego podejścia 

fotografii i ilustracji jako „zapychaczy”, które mają wyłącz-

nie ładnie wyglądać.

I dobrze, że stało się to przy okazji numeru poświęconego 

MODOM – wszak moda to przede wszystkim dziedzina 

ciesząca oko. Nas interesują jednak mody w liczbie 

mnogiej: tendencje, nurty oraz ich popularność; to, co 

aktualnie jest in, ale i out, choć i moda jako taka zostaje 

poddana refleksji.

O tym, co obecnie jest modne przeczytacie w tekstach 

Bernadety Prandzioch, swoje sokole oko kierującej 

zarówno ku książkom jako artefaktom, którymi warto się 

pochwalić na Facebooku, jak i ślōnskiej gŏdce, przeżywa-

jącej ostatnio renesans. Humorystycznej analizie Kasia 

Niedurny poddaje natomiast aktualne tendencje polskiej 

scenografii teatralnej. O kreowaniu trendów w muzyce, 

jak zwykle błyskotliwie i zabawnie, pisze mistrzyni felie-

Reflektor in style 
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czonym tatusiem po trzydziestce. Rok 2014. Po odejściu 

z Myslovitz Artur Rojek wydaje swoją debiutancką solową 

płytę. Tu niewiele się zmienia. Ale artysta jednocześnie 

postanawia spróbować sił jako DJ, stając za konsoletami 

w oknie KATO, gdzie zamiast nostalgicznych kompozycji 

proponuje garage’owe bity. 

Truizmem jest powiedzenie, że artysta, który się nie roz-

wija, jest artystą, który się uwstecznia. Przytoczone wyżej 

Piszę oczywiście o teledysku do Nie 
mogę cię zapomnieć promującym 
album Modern Rocking – jedną z naj-
bardziej szokujących metamorfoz 
w polskiej muzyce rozrywkowej. 
Rok później Brodka, mając na karku 
zaledwie 23 lata i dwa albumy na 
koncie, jedzie miastem szybciej niż się 
da ubrana w awangardowe ciuchy 
i trampki z kolorowymi sznurówkami. 
W  pięciu smakach jest zapowie-
dzią albumu Granda, wraz z którym 
zwyciężczyni trzeciej edycji Idola 
i ulubienica komercyjnych radiostacji 
stała się księżniczką warszawskich 
hipsterów.

Moda-morfozy. 
Rebranding  
na polskiej scenie 
muzycznej

Rok 2009. Agnieszka Chylińska, naczelna buntow-
niczka rodzimej sceny muzycznej, pojawia się na 
ekranie w  dość typowym dla siebie entourage’u  – 
czarna skóra, zadziorna mina. W tle słychać dźwięki 
elektrycznej gitary i miarowo wybijany rytm. Wszystko 
pozornie wydaje się być na swoim miejscu, coś jednak 
jest nie tak. Krótkie zbliżenie na buty na obcasach 
i Chylińska zrzuca z siebie kurtkę, odkrywając czarne 
body, którego nie powstydziłaby się sama Kylie Mino-
gue. Tymczasem gitara ustępuje miejsca syntezatorom 
i zamiast rocka z głośników wydobywa się rasowy 
dance.
Piszę oczywiście o teledysku do Nie mogę cię zapomnieć 

promującym album Modern Rocking – jedną z najbardziej 

szokujących metamorfoz w polskiej muzyce rozrywkowej. 

Rok później Brodka, mając na karku zaledwie 23 lata 

i dwa albumy na koncie, jedzie miastem szybciej niż się 

da ubrana w awangardowe ciuchy i trampki z kolorowymi 

sznurówkami. W pięciu smakach jest zapowiedzią albumu 

Granda, wraz z którym zwyciężczyni trzeciej edycji Idola 

i ulubienica komercyjnych radiostacji stała się księżniczką 

warszawskich hipsterów.

W 2012 roku jeden z najbardziej osobliwych zespołów 

na polskiej scenie hip-hopowej – Afro Kolektyw – wydaje 

Piosenki po polsku. Wiążąc sobie krawat, Afrojax wcale nie 

rapuje i nie jest już seksualną czekoladą, a lekko rozgory-

Mody  |  Reflektor 1/2015
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Największych kłopotów nastręcza osobliwość, jaką jest 

DJ Rojek. Nidy nie wydał swojego materiału, a jego sety – 

cóż, do najlepszych nie należą. Elektronika Artura Rojka 

absolutnie nie jest też modna, nie wyznacza nowych 

trendów ani za nimi nie podąża. Pomimo tego tłumy walą 

drzwiami i oknami. Puenta może być tylko jedna: modny 

jest sam Rojek. f

Paweł Świerczek

cztery metamorfozy są jednak przykładami o czterech 

zupełnie odmiennych naturach. Trudno po prostu ująć 

je w kategorię artystycznego rozwoju czy podążania za 

modami bądź trendami. 

Radykalne zerwanie z wypracowywanym przez lata wize-

runkiem, o które pokusiła się Chylińska, zdaje się wynikać 

ze szczerej potrzeby – wokalistka nieraz podkreślała, że nie 

jest już zbuntowaną dziewczyną, więc czemuż miałaby 

tworzyć wściekłą, depresyjną muzykę? Jednakowoż stwo-

rzenie albumu oscylującego wokół disco, dance’u i szeroko 

pojętej elektroniki jest już podyktowane koniunkturą. 

Koniec pierwszej dekady XXI wieku upływał pod znakiem 

nostalgii za latami 80. z ich radosną kulturą i syntezato-

rowymi brzmieniami. Chylińska do tej pory nie nagrała 

kolejnej płyty, a jedyny opublikowany w 2014 roku kawa-

łek Kiedy przyjdziesz do mnie jest już gitarową kompozycją 

w stylu „starej” Chylińskiej. 

Inaczej jest z Brodką, która dzięki Grandzie zerwała z łatką 

muzycznego produktu z talent show, stawiając pierwszy 

dojrzały krok w swojej karierze. Owszem, obowiązująca 

w 2010 roku moda bez wątpienia odegrała szalenie istotną 

rolę w jej metamorfozie, wydaje się jednak, że Brodka 

korzysta z niej świadomie, nie zatracając przy tym indy-

widualnego stylu. Choć Granda, a także wydany dwa lata 

później minialbum LAX, to płyty na wskroś wielkomiejskie, 

wciąż przesiąknięte są osobowością „góralki spod Żywca”, 

którą Monika skrzętnie kreuje od początku swojej kariery. 

Z Afro Kolektywem sprawa wydaje się prosta – panowie 

dojrzewają, a rap przestaje pasować do tego, co chcą 

wyrazić. Śpiewają Piosenki po polsku, a moda jest tu o tyle 

istotna, że to, co słyszymy, jest skrajnie niemodne i niepa-

sujące do obowiązujących trendów. 

Mody  |  Reflektor 1/2015
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dyktatu mody. Nawet kontestując modę, odnosimy się 

do niej samej, stale zmuszani przez media, reklamę i kul-

turę do podejmowania pewnych wyborów estetycznych.

Normcore można również rozpatrywać jako odpowiedź 

na wszechobecną falę hipsterstwa, która zachęcała do 

indywidualnego kolażu stylów i estetyk. Przeciętność 

była passé, a na zwykłości nie dało się zarobić. W cenie 

była oryginalność nie tylko w świecie mody, ale i w życiu. 

Po sporej dawce awangardy normcore wydaje się więc 

błogim odpoczynkiem i ucieczką w zwyczajność. Zresztą 

taki bieg rzeczy nie jest niczym nowym. Każdy trend 

generuje swoje przeciwieństwo – od minimalizmu do 

maksymalizmu. Ponadto w postawach normalsa i hip-

stera można doszukać się podobieństwa – obie cechuje 

deklarowana niezależność wobec głównego nurtu kul-

tury masowej i ironiczny stosunek do niego. Absurdem 

wydaje się jednak to, że zarówno poszukiwanie odmien-

ności poprzez podążanie za modą, jak i  jej negacja 

w imię swobody, powodują, że stajemy się tak samo 

Biały t-shirt, sprane jeansy i para wygodnych klapek. 
Nieśmiertelne fasony, ciuchy bez szpanu, bez emble-
matów, w stonowanych barwach – przepis na normalsa 
gotowy.
Z  końcem 2013 roku przewidująca trendy nowojor-

ska agencja K-Hole ogłosiła, że na ulicach pojawili się 

wyznawcy nowej mody: normcore. Z połączenia słów 

normal i hardcore wyłania się obraz osoby hardkorowo 

normalnej, co w moim mniemaniu niekoniecznie rów-

noznaczne jest z hardkorowo niemodną kreacją. Triumf 

zwyczajności nie polega bowiem na noszeniu ubrań 

niemodnych, ale na niesugerowaniu się obecnymi tren-

dami – odrzuceniu ekstrawagancji na rzecz pragmatyki 

ubioru. Ruch ten budzi jednak skrajne emocje, bo nie 

chodzi już o nowy krój spodni, deseń czy paletę kolorów, 

ale o zmianę podejścia do mody w ogóle, o rewolucyjną 

nobilitację przeciętności i prostoty oraz ucieczkę od 

ciągłej potrzeby wyróżniania się, na której opierają się 

dzisiejsze trendy.

Jednak czy odcinając się od mainstreamu i rezygnując 

z szaleńczej walki o oryginalność, jesteśmy w stanie uciec 

od mody w ogóle? W omawianym przypadku odrzucanie 

trendów jest już nowym trendem. Jeżeli moda zaczyna 

się w momencie, gdy kończy się ubranie, a ubranie koń-

czy się wówczas, gdy przestaje spełniać wyłącznie funkcje 

użytkowe, to w dzisiejszych realiach nie da się uwolnić od 

Normcore, czyli 
z modą na bakier

Jeżeli moda zaczyna się w momencie, gdy kończy 
się ubranie, a ubranie kończy się wówczas, gdy 
przestaje spełniać wyłącznie funkcje użytkowe, to 
w dzisiejszych realiach nie da się uwolnić od dyk-
tatu mody. 

Mody  |  Reflektor 1/2015
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mowicza określa normcore, ale modomaniaka, który się za 

takowych przebiera. Marketing może sprzedać wszystko, 

więc chwilowo sprzedaje normalność. Machinę napę-

dzają zatem ci, którzy po raz kolejny zarzucają swój styl 

i nagle z hipsterów stają się normalsami, bo to akurat 

o nich się teraz mówi – brodę można zamienić na jedno-

dniowy zarost, kraciastą koszulę na t-shirt, sznurowane 

trzewiki na Birkenstocki. Prawdziwe życie wymaga praw-

dziwych ubrań. f

Joanna Brodniak

fot. Aleksander Sobala

pospolici – masowo niezależni lub jednakowo niemodni.

Z  jednej strony w  hołdowaniu normalności można 

doszukać się głębszej filozofii buntu wobec mody oraz 

ignorancji stylu. Z drugiej zaś należy uznać normcore za 

sztuczny twór marketingowy – ludzie od dawna ubierali 

się wygodnie, użytkowo, nie zważając czy to, co noszą, 

jest akurat trendy czy nie. Okrzyknięcie normalności tren-

dem modowym odziera ją z jej zwyczajności. Staje się 

ona planowana i sztuczna, a więc traci swoją pierwotną 

funkcję utylitaryzmu. Jej fenomen polega jednak na tym, 

że zainteresowała się nią moda, która z natury dąży do 

nieprzeciętności. Bo nie faktycznego turystę czy pielgrzy-

Mody  |  Reflektor 1/2015
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dem Astaire’em i Ginger Rogers wyprodukowane przez 

RKO, jak słynni Panowie w cylindrach Marka Sandricha 

(tytułem sygnalizujący potrzebę szykowności), robią dziś 

wrażenie ruchomych wystaw ekskluzywnych sklepów. 

W czasach Wielkiego Kryzysu za kilka centów można było 

spijać z ekranu atmosferę lepszego świata. Jednym z jego 

nośników były dobrze skrojone szaty – leżące na gwiaz-

dorach niczym druga skóra, oświetlona ciepłym światłem 

bogactwa.

Rasa i klasa
Klasyczne kino hollywoodzkie było wysoce rasistowskim 

przemysłem rozrywkowym. Richard Dyer w niezwykłej 

książce White pisze o konstruowaniu białej skóry w sztu-

kach wizualnych i kinie. Do dzisiaj uchodzenie za osobę 

białą oznacza w USA społeczny przywilej. Zasadza się 

on na prostym mechanizmie: właściwie nie sposób stra-

cić statusu białej kobiety lub mężczyzny, uzyskanie go 

natomiast jest prawie niemożliwe (jeśli nie został kul-

turowo nadany już w momencie urodzenia). W Polsce 

rzadko mówi się o tym aspekcie amerykańskiego kina, 

ale w oczywisty sposób elegancja białych gwiazdorów 

podkreślała ich szlachetność, dobre maniery i niezależ-

ność. Wskazywała też na ich niezagrożone panowanie 

nad przestrzenią – czyż nie takie jest główne zadanie 

musicalowych mistrzów parkietu? Afroamerykanie poja-

Skóry i garnitury
Dylemat „garnitur czy skóra?” praktycznie nie istniał 

w klasycznym Hollywood. Elegancja była warunkiem 

wstępnym dla wszystkich amantów i niemal nie było 

od tego modelu odstępstw. Szczęśliwi kowboje pokroju 

Johna Wayne’a mogli obnosić się z szerokimi spodniami 

(czyżby nieświadoma zapowiedź hippisowskich dzwo-

nów?), ale korzystali w tym wypadku z licencji mitu. Nie 

dość, że western był świętą krową amerykańskiej kultury, 

to na dodatek ubiór jego bohaterów musiał być „histo-

ryczny” – co zwykle kończyło się kostiumową cepeliadą 

w dekoracjach Dzikiego Zachodu. Jednak kluczowe 

gatunki rozwijające się prężnie w latach 30. – komedia, 

musical i film gangsterski – ubierały mężczyzn w czarne 

marynarki, a kobiety w błyszczące suknie. Krótka historia 

garnituru w amerykańskim kinie i przyległościach uświa-

damia, jak drastycznie zrezygnowaliśmy z elegancji i jak 

szybko straciła ona powab, stając się niekiedy atrybutem 

łotrów, psychopatów i oszustów.

Zanim jednak garnitur zaczął kojarzyć się ze sztywnością 

i uniformizacją, był naturalnym ubraniem dla każdego, 

kto chciał reprezentować hollywoodzki glamour. Można 

postawić tezę, że im bardziej prestiżowe było jakieś stu-

dio, tym więcej blichtru, cekinów i fraków umieszczało 

przed kamerą. Prym wiodło zapewne MGM, zamożne 

i skupujące największe gwiazdy. Jednak nawet filmy z Fre-

Skóry i garnitury

Mody  |  Reflektor 1/2015
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screwball lubiła nadwyrężać. U Hawksa w pierwszej scenie 

widzimy Granta grającego w golfa w sportowym stroju. 

Chwilę później przychodzi do restauracji we fraku – jest 

już wtedy innym człowiekiem, momentalnie przeista-

cza się w wieczornego dżentelmena. Po piętach depcze 

mu jednak Hepburn, która podczas małej sprzeczki zbyt 

mocno ciągnie go za rękaw. Tył fraka rozdziera się na 

dwie części; następuje moment konfuzji. Po z lekka nie-

uprzejmym komentarzu Granta, Hepburn odwraca się na 

pięcie. Żadne z nich nie dostrzega, że stoi on na końcu 

jej powłóczystej, lśniącej sukni (przypuszczalnie złotej, 

choć czarno-biały obraz nie daje w tej kwestii pewności). 

Amant, przerażony, patrzy jak Hepburn wraca na salę 

restauracyjną z odsłoniętą bielizną…

Drapieżne maleństwo ma opinię jednego z najbardziej 

„postrzelonych” (screwball) filmów w historii kina. Dzięki 

anarchistycznej, zwariowanej energii daleko mu do ele-

ganckiej rutyny kina klasycznego. Zarazem doskonale 

pokazuje on, jakie możliwości system studyjny stwarzał 

wiali się w kinie klasycznym przeważnie na drugim planie, 

w rolach służących, kucharek, szoferów i poczciwych 

staruszków. Nawet jeśli szoferzy występowali w służbo-

wych strojach noszących znamiona elegancji, miały one 

odmienną wymowę. Wyrażały zapuszkowanie jednostki 

w narzuconej przez dominującą rasę formie, w obrazie 

stworzonym na własne podobieństwo.

Patrząc zatem na pięknych Cary’ego Granta i Katharine 

Hepburn w Drapieżnym maleństwie Howarda Hawksa 

z 1938 warto pamiętać, że po salonach paradować mogła 

wówczas tylko grupka wybrańców. Film Hawksa to 

arcydzieło screwball comedy, w której tempo ripost przy-

prawia o palpitacje serca, a damsko-męskie potyczki 

mają zawsze odpowiednią dawkę pieprzu. Kuzynka tego 

podgatunku, sophisticated comedy spod znaku Złotych sideł 

Ernsta Lubitscha z 1932, ustaliła wzorzec elegancji, który 
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1967: Odyseja komiczna
Zmierzch garnituru jako ubrania dobrego na każdą okazję 

nastąpił gdzieś w okolicach 1967. Data umowna i może 

niepotrzebnie aż tak precyzyjna – w końcu i dzisiaj ele-

ganckie wdzianka cieszą się w pewnych kręgach dużym 

powodzeniem. W tym kluczowym dla kontrkultury roku 

pojawiły się jednak dwa, zupełnie różne od siebie filmy: 

jeden, hollywoodzki, już w momencie premiery był staro-

świecki; drugi, francuski, wyprzedził swoją epokę i wciąż 

jest dziełem czekającym na odpowiednie uznanie (przy-

najmniej w Polsce). 

Zgadnij kto przyjdzie na obiad Stanleya Kramera to poczciwa 

komedia obyczajowa o rasie: biała dziewczyna z dobrego 

domu zaprasza do siebie czarnoskórego partnera (w tej 

roli chodząca nobliwość, czyli Sidney Poitier). Poitier, jak 

zwykle, ma na sobie idealnie dopasowany garnitur, co 

daje mu dodatkowe punkty za elegancję, tak pożądane 

w oczach mieszczańskich rodziców. Przywiązanie twór-

ców do ubioru tego typu podpowiada konserwatywny 

podtekst całości: chodzi o taką zmianę obyczajów, która 

odbywałaby się na naszych – białych – zasadach i w for-

mie, która najbardziej nam odpowiada.

Nic więc dziwnego, że rewolucje społeczne i polityczne 

końca lat 60. nie zostały przeprowadzone rękami męż-

czyzn w garniturach (stroje kobiece są tematem tak 

bogatym i interesującym, że z braku wystarczającej wie-

dzy dyskretnie ten wątek pomijam). Napięcie między 

socjetą pod krawatem a pracującymi na ich przyjemność 

dołami uchwycił Jacques Tati w pozbawionej prawie 

dialogów komedii Playtime. Około jedną trzecią filmu 

zajmuje scena otwarcia restauracji, w której nic nie 

działa tak, jak powinno. Psują się także uniformy kelne-

rów. Pechowiec, który stracił but, zostaje odstawiony na 

boczny tor. Czeka na balkonie w ukryciu, oddając potrze-

bującym kolegom kolejne części garderoby. To poniekąd 

sytuacja pożyczona z Drapieżnego maleństwa – elegancja 

jest tak naprawdę stanem niemożliwym do utrzymania. 

Prędzej czy później runie pod naporem przypadku lub 

ludzkiej złośliwości.

Czytanie Playtime – filmu odrębnego i samowystarczal-

nego – jako komentarza do ówczesnej sytuacji politycznej 

we Francji jest raczej krótkowzroczne, ale kończąca 

się demolką lokalu sekwencja restauracyjna zawiera 

w sobie niezamierzone proroctwo paryskiego maja ’68. 

zręcznym i utalentowanym reżyserom. W opisanej powy-

żej scenie Hawks przedstawił dosłownie zasadę wszelkiej 

komedii: śmiech rodzi się wówczas, gdy ktoś zdziera z nas 

kolejne maski, gdy forma kruszeje w najmniej nieoczeki-

wanym momencie i odsłania to, co wstydliwie trzymaliśmy 

w ukryciu. Rozdzieranie drogich fraków i sukni może słu-

żyć też za metaforę późniejszych losów garniturów w kinie 

amerykańskim i światowym: już niebawem zaczną być 

one wypierane przez odzienie wygodniejsze, bardziej przy-

ziemne i mniej dystyngowane.

Mężczyźni wolą garnitury
Za punkt krytyczny można uznać lata 50., kiedy to wybór 

miedzy garniturem a skórą stał się decyzją określającą 

tożsamość. Wystarczy spojrzeć na noszącego czarną 

kurtkę Marlona Brando z Dzikiego lub Jamesa Deana 

z Buntownika bez powodu. Znajdują się oni lata świetlne 

od hollywoodzkiego przepychu. Zamiast na bogato, 

ikoniczni bohaterowie tej dekady zaczynają ubierać się 

na kozaka. Przybierają pozę wsobnego młodocianego 

wywrotowca, który nie pozwoli, żeby ważniaki w garnitu-

rach wodziły go za nos. Na polskim podwórku przejście 

to ilustruje męska zmiana warty: z Eugeniusza Bodo na 

Zbyszka Cybulskiego.

Można wymienić kilka przyczyn tego nagłego odświe-

żenia garderoby. W  USA będzie to między innymi 

gwałtowny rozrost klasy korporacyjnej po II wojnie świa-

towej, uwieczniony w niektórych filmach noir i Garsonierze 

Billy’ego Wildera. Siedzący cały dzień przy biurku Człowiek 

w szarym garniturze – jak brzmi tytuł filmu Nunnally’ego 

Johnsona z 1956 – miał tak nużącą i alienującą pracę, że 

aż uprzywilejowane miejsce w zbiorowej wyobraźni zajęli 

młodzi gniewni. Klimat tamtej dekady rekonstruują Mad 

Men, ale i Droga do szczęścia Sama Mendesa, w której 

zapracowany mąż (w szarym garniturze, rzecz jasna) nie 

dopuszcza do świadomości faktu, że jego związek ulega 

powolnemu rozpadowi.

Niedopasowanie do garniturów i innych oficjalnych 
strojów zdradza przeczucie wielkiej zmiany – bunt 
mas, które przedefiniują pojęcie ekskluzywno-
ści, dowartościowując – zwłaszcza w popularnej 
modzie – bezpretensjonalną zwyczajność.
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cych się choć trochę do ideału, jakim był Cary Grant). To 

prawda, pojawiają się od czasu do czasu ciekawe próby 

przywrócenia elegancji jej dawnej pozycji. Pierwszym 

skojarzeniem, jakie przychodzi do głowy, kiedy myślimy 

o Samotnym mężczyźnie w reżyserii projektanta mody 

Toma Forda, jest smukły garnitur leżący zalotnie na Coli-

nie Firthcie. Przeważnie jednak strój ten kojarzy się dziś 

z wymuszoną powagą i kimś niegodnym zaufania. Boha-

ter American Psycho, agent Smith z Matrixa oraz Wilk z Wall 

Street o twarzy Leonardo DiCaprio – galeria szkodników 

w marynarkach pączkuje w samym sercu hollywoodzkiej 

rozrywki. Żegnając dawny glamour, otworzyliśmy puszkę 

Pandory. Czas zacząć się bać, co się wydarzy, jeśli kiedyś 

przyjdzie nam ochota się odstawić. f

Sebastian Smoliński

Świat eleganckich dżentelmenów zasługuje według 

Tatiego na nieskończony ciąg zazębiających się skeczów, 

pokazujących, że codzienność już dawno wyszła z formy. 

Niedopasowanie do garniturów i innych oficjalnych stro-

jów zdradza przeczucie wielkiej zmiany – bunt mas, które 

przedefiniują pojęcie ekskluzywności, dowartościowując 

– zwłaszcza w popularnej modzie – bezpretensjonalną 

zwyczajność.

Agenci i petenci
W tym miejscu kończy się ważny rozdział historii ekra-

nowej elegancji. Garnitury, fraki, kamizelki i lakierki 

straciły swoją dominującą pozycję. Chcemy dziś oglą-

dać (a przynajmniej tak mniemają filmowcy) bohaterów, 

którzy choć trochę przypominają nas samych i ubierają 

się w dżinsy, skóry, T-shirty i bluzy. Coraz rzadziej mamy 

ochotę stroić się do filharmonii czy teatru. Coraz częściej 

ponad ceremoniał i zapięte na spinkę mankiety cenimy 

wygodę i związaną z nią swobodę. Zapewne ta erozja 

szykowności odpowiada po części za to, że nie ma już 

amantów z prawdziwego zdarzenia (czytaj: zbliżają-
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Odważnie, dumnie 
i głośno, czyli jak 
odradza się ślōnskŏ 
gŏdka

Canon Silesiae: od Dantego po Kadłubka
To, co jeszcze niedawno było nie do pomyślenia, obecnie 

nikogo już nie szokuje. Ślōnskŏ gŏdka jest coraz wyraźniej 

obecna w przestrzeni publicznej. Zaczęło się od śląskich 

gadżetów – koszulek, kubków, tasiek na sprawunki. Ale to 

był zaledwie etap przejściowy, dobra (pamiętajmy o tym!) 

lokalna manifestacja odrębności i tożsamości, choć taka, 

w której śląszczyzna nie miała jeszcze waloru użytkowego, 

była rodzajem symbolu, elementu identyfikacji. 

Obecnie śląski przestaje być gadżetem. Coraz więcej osób 

sięga na powrót do gŏdki, chce się jej uczyć, poznawać 

zasady jej ortografii, gŏdać po ślōnsku, po ślōnsku szkry-

ftać i czytać. Stąd rosnąca popularność śląskiej literatury. 

Wśród wydawanych przez Silesia Progress – specjalizu-

jące się w śląskiej literaturze wydawnictwo – jest wiele 

książek niezwykle ważnych i poważnych: dzieła przy-

bliżające śląską kulturę, historię, tradycję, nowa śląska 

Śląskie kryminały, wydawnictwa zajmujące się 
przekładaniem prozy i poezji, przetłumaczona wersja 
androida w najnowszych smartfonach Samsunga 
i przygotowywanie nowej wersji językowej Facebooka, 
edukacyjna akcja „Gryfcok gŏdŏ” na Przystanku Śnia-
danie, dwujęzyczne tablice na wjeździe do Chorzowa, 
wreszcie pierwsze śląskie biuro tłumaczeń – skąd 
taka popularność ślōnskij gŏdki i na czym polega jej 
fenomen?
Jeszcze kilka lat temu najbardziej wyraźną rolą ślą-

szczyzny było rozbawianie. Gŏdki nie traktowano jak 

narzędzia wyrazu, ale raczej jak specyficzny sposób 

na ubarwienie komunikatu, nadanie mu rubasznego, 

przaśnego charakteru poprzez odwołanie do najbar-

dziej zakorzenionych, głównie wśród nie-Ślązaków, 

stereotypów. 

Dzisiaj szczęśliwie znajdujemy się już w zupełnie innej 

rzeczywistości. Może jeszcze nie w tej, o której wielu na 

Górnym Śląsku marzy (mam tu na myśli uznanie śląskiej 

mowy za język regionalny, a co za tym idzie możliwość 

jej uczenia w szkołach, posługiwania się nią w sytuacjach 

formalnych, etc.), ale faktem jest, że śląski (na powrót) 

stał się środkiem… komunikacji. 

Gŏdki nie traktowano jak narzędzia 
wyrazu, ale raczej jak specyficzny 
sposób na ubarwienie komunikatu, 
nadanie mu rubasznego, przaśnego 
charakteru
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siedemdziesiątych: „chopy pamiyntŏcie sam ta maszyna? 

Gryfnŏ była choby szmaterlŏk, ôkna miała na sztrōm, 

beztōż szło sie niōm asić przed kamratami” można ją 

obejrzeć tutaj. W przeciągu pierwszego tygodnia liczba 

wyświetleń filmu na facebookowym kanale Volkswagen 

Polska przekroczyła 100 tysięcy i została udostępniona 1,2 

tys. razy.

W mobilniŏkach i na Facebooku
Śląski odważnie wkroczył również w  przestrzeń 

nowych technologii. W marcu Samsung zaprezentował 

przetłumaczoną wersję androida w swoich smartfo-

nach. Ślōnskŏ gŏdka jest dostępna jako język główny dla 

najnowszych modeli koreańskiego producenta – przetłu-

maczone zostało nie tylko menu, ale i wszystkie funkcje 

telefonu, komunikaty, noty prawne. Wbrew pozorom 

okazuje się, że i w tym zakresie śląszczyzna jest ela-

styczna. – „Ślōnskŏ gŏdka jest taką samą mową jak każda 

inna. Terminologia nowych technologii jest zaczerpnięta 

z krajów, gdzie owe technologie powstają, najczęściej są 

to kraje angielskojęzyczne. Obierając pryzmat europej-

ski, w większości języków mamy do czynienia z zalewem 

anglicyzmów i nikt nie ma obaw o języki narodowe, 

mimo iż młodzi ludzie w codziennym języku używają 

wtrętów angielskojęzycznych. Taki trend nie omija rów-

nież śląszczyzny. Nie ma sensu na siłę wymyślać nowych 

słów określających daną rzecz. Weźmy na przykład 

słynnego „mobilniŏka”, który już się przyjął. Mamy tutaj 

rdzeń angielskojęzyczny <mobile>, ale sufiks <-ŏ,> two-

rzący rzeczownik już jest jak najbardziej śląski. Ślōnskŏ 

gŏdka ma swoją gramatykę, która doskonale sobie pora-

dzi z adaptowaniem słów nowych technologii, kiedy to 

użytkownik języka nie znajdzie odpowiednika w swojej 

bogatej leksyce. Śląszczyzna jest językiem serca Ślązaków. 

Kiedy ktoś czuje, że chce w niej wyrazić myśli filozoficzne 

albo obsłużyć smartfona, nic nie powinno stać na prze-

szkodzie, żeby to zrobił” – mówi Barbara Grządziel-Szylar, 

tłumaczka na śląski, która pracowała m.in. przy projekcie 

Samsunga.

W maju, dzięki staraniom użytkowników Facebooka, 

którzy zorganizowali akcję poparcia dla pomysłu tłuma-

czenia portalu na ślōnskŏ gŏdka, Facebook Translation 

Team poinformował o otwarciu nowej platformy do 

tłumaczenia. Facebook korzysta z tłumaczenia społecz-

twórczość, ale i tłumaczenia klasyków. – „Przez lata funk-

cjonował stereotyp, że śląszczyzna jest tylko mówionym 

językiem wicu. My tymczasem pokazaliśmy, że można 

w niej recytować Dantego czy Horacego, tłumaczyć 

Ajschylosa, czy pisać traktaty filozoficzne, jak to uczynił 

prof. Kadłubek. Zauważyliśmy także, że jest zapotrze-

bowanie na wysoką literaturę pisaną po śląsku, która na 

pewno wzmacnia śląską tożsamość. A z racji tego zapo-

trzebowania udało nam się znaleźć ciekawą niszę na 

rynku, która pozwoliła ważną działalność propagatorską 

przekuć też w ciekawy projekt biznesowy” – mówi Piotr 

Długosz, założyciel Silesia Progress.

Myśl jak klient, czyli po ślōnsku
Ten trend zauważyli również PR-owcy i specjaliści od 

marketingu, co pokazują dość liczne w ostatnim czasie 

duże i małe kampanie promocyjne w śląskiej mowie. Na 

granicy Chorzowa od kilku miesięcy stoją tablice, które 

witają/żegnają przyjezdnych słowami: „Chorzów mŏ wŏs 

rŏd!” oraz „Chowcie sie”. Śląskie komunikaty pojawiły się 

również w chorzowskim magistracie – podczas jazdy 

windą informacje o tym, na którym piętrze znajduje się 

kabina oraz jakie sprawy można załatwić na danej kondy-

gnacji, przekazywane są po śląsku. 

O tym, że za pomocą gŏdki można również edukować, 

mieli okazję przekonać się wszyscy odwiedzający wiosną 

targi śniadaniowe – katowicki Przystanek Śniadanie czy 

chorzowskie Śniadanie na trawie. Klinika dentystyczna 

Dentim Clinic uczyła podczas nich – ustami swojego 

bohatera, śląskiego hipstera Gryfcoka – „Jak pucować, 

coby wypucować zymby, a niy je zeszterować?” Była to 

unikatowa akcja profilaktyczna i prozdrowotna, która 

do komunikacji wykorzystywała właśnie ślōnskŏ gŏdka. 

Dowcipne porady po śląsku z  pewnością zapadały 

w pamięć i dzięki nim niejedna osoba dowiedziała się 

np., „że niy wielość, a jakość pucowaniŏ je ważnŏ. Styknie, 

co wypucujesz zymby do porzōndku 2-3 razy bez dziyń – 

rano, we połednie i przed spaniym. To niy iPhone, coby co 

chwila pucować”. 

Nie tylko firmy i organizacje na śląsku sięgają po gŏdka. 

W połowie sierpnia pojawiła się promująca nową wersję 

golfa kampania Volkswagen Polska, który swoją reklamę 

postanowił przygotować również w śląskiej wersji języko-

wej. Spot w treści nawiązuje do pierwszej wersji golfa z lat 
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nościowego, co oznacza, że każda chętna osoba może 

mieć swój wkład w pracę nad nową wersją – poprzez 

wprowadzanie i akceptowanie translacji poszczególnych 

fraz. To dość ryzykowny wariant dla języka, który tak jak 

śląski nie ma jeszcze ugruntowanej, powszechnie zna-

nej ortografii. Czy eksperyment okaże się udany – czas 

pokaże. 

Dumni ze swojej śląskości
Na tle tych wszystkich zjawisk nie powinno nikogo 

zbytnio dziwić, że tuż przed wakacjami w Katowicach 

zainaugurowało swoją działalność pierwsze śląskie biuro 

językowe – PoNaszymu.pl. Firma będzie zajmować się nie 

tylko tłumaczeniami stron internetowych, dokumentów, 

materiałów promocyjnych, gier czy książek, ale również 

edukacją. W ofercie są indywidualne lekcje ślōnskij gŏdki, 

konwersacje przez Skype’a oraz kursy ślabikŏrzowej orto-

grafii. – „Z radością obserwuję, że od kilku lat popularność 

ślōnskij gŏdki stale rośnie. To już nie chwilowa moda. 

Przede wszystkim posługiwanie się śląskim przestało być 

powodem do wstydu. Wprost przeciwnie – gŏdki chcą się 

uczyć ci, którzy na Górny Śląsk przyjeżdżają czy młodzież, 

która nie nauczyła się jej w domu. Śląskość przeżywa swój 

renesans, coraz głośniej i odważniej jest wyrażana – także 

poprzez język. A my chcemy swoimi umiejętnościami 

i swoją wiedzą ten proces podsycać” – podsumowuje 

Adrian Górecki, twórca PoNaszymu.pl. f

Bernadeta Prandzioch
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Hipsterzy 
– oszukani 
konsumenci?

którzy wywodzą się jednak z zupełnie innego środowiska. 

Należą do klasy średniej i są (nawet jeśli nie w oczywisty 

sposób) aktywnymi konsumentami. Stąd zapewne bierze 

się krytyka ich zachowania polegającego na nieudol-

nym naśladowaniu poprzedników, którzy rzeczywiście 

odrzucali luksusowe życie na rzecz całkowitej wolności i, 

jak pisał Kerouac, również na rzecz braku elementarnej 

higieny osobistej. 

Ubiór w przypadku hipsterów odgrywa kluczową rolę i to 

właśnie przez jego pryzmat są oni zazwyczaj kategory-

zowani. Wykształcili także charakterystyczne schematy 

konsumpcji, które niosą ze sobą określone znaczenie. 

Trafnie i obrazowo ujęła to Mary Douglas: „Dobra ulegają 

zniszczeniu albo są konsumowane, ale to jedynie mała 

część całego procesu konsumpcji. W świetle najnow-

szej wiedzy, wydaje się samowolnym definiować dobra 

poprzez poszczególne transakcje rynkowe, w efekcie 

których produkt trafia do naszych domów. […] Strumień 

gotowych do konsumpcji dóbr pozostawia osad budujący 

strukturę kultury na wzór wyspy koralowej”1. Poetycka 

metafora Douglas zwraca uwagę, że strój i gadżety współ-

czesnych hipsterów, jak i wszystkich innych grup, niosą ze 

sobą „osad” znaczeń, który buduje ich odbiór społeczny, 

nazwany przez badaczkę „wyspą koralową”. W ich przy-

1 Mary Douglas, Baron Isherwood, The World of Goods. Towards an 
anthropology of consumption, New York 1996, s. 51.

„Hipsterstwo” stało się tematem, którym większość 
społeczeństwa jest żywo zainteresowana, o  czym 
może świadczyć wysyp tekstów używających tego ter-
minu jako wabika na czytelników. Niestety wydaje 
się, że podobnie jak w przypadku pojęć „poprawności 
politycznej” czy „feminizmu”, do Polski wcześniej niż 
rzetelny opis tego zjawiska dotarła jego miażdżąca 
krytyka.
Wszystko i wszyscy mogą zostać oznaczeni tą modną 

etykietką, co daje nam możliwość przeczytania zarówno 

o hipsterskich lokalach, artystach, jak i hamburgerach czy 

nawet herbacie (słynna bubble tea). Nadszedł czas, żeby 

poszukać odpowiedzi na kilka kluczowych pytań, nad któ-

rymi się nie zastanawiamy, używając na co dzień pojęcia 

„hipster”. 

Kim jest hipster?
Oczywiście chcąc określić cechy współczesnego hipstera, 

nie można zapomnieć, że sam termin powstał w Stanach 

Zjednoczonych w latach 40. i pierwotnie, wymiennie 

z „hepcat”, oznaczał kogoś, kto dobrze orientował się 

w przeżywającej rozkwit kulturze jazzu. Potrzeba posia-

dania kompetencji kulturowych przewyższających resztę 

społeczeństwa oraz pozostawania poza głównym nur-

tem kultury już wtedy stanowiła wyznacznik hipsterów. 

Podobna chęć kieruje ich współczesnymi spadkobiercami, 
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usprawiedliwiając to myślą, że uda im się zachować uni-

kalny, indywidualny charakter. Nie zdają sobie sprawy, 

że tę taktykę sugeruje im sam producent. Równocześnie 

przez nieustanną konieczność adaptowania się w nowych 

niszach wyspecjalizowali się w poszukiwaniu kolejnych 

trendów w niespotykany dotąd sposób. Głównie za 

pomocą internetu stali się w zakresie konsumpcji eksper-

tami. Zaś tęsknota za przeszłością wyrażająca się głównie 

w kreatywnym stroju stanowi wyznacznik przynależności 

do tej subkultury. Hipsterzy są zawsze bardzo świadomi, 

w co się ubierają. Łączą kicz z dobrym gustem w styliza-

cjach sportowych lub retro, wybierając spersonalizowany 

padku trudno jednoznacznie określić, jak ma wyglądać 

kształt tej „wyspy”. Jedną z najważniejszych zasad bycia 

hipsterem jest zaskakiwanie, wyznaczanie trendów i, 

oczywiście pozorne, negowanie współczesnej, skomer-

cjalizowanej kultury. 

Niewolnicy mody
Wpędzeni w wir konsumpcji hipsterzy oczywiście nie 

mogą osiągnąć tego, na czym im tak zależy. Kierują 

nimi, jak marionetkami, media i firmy dostarczające 

niezbędnych gadżetów rzekomo zapewniających 

wyjątkowość. Kupują ubrania w dużej sieci odzieżowej 
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ustala Douglasowski „osad” – zestaw sposobów kon-

sumpcji i taktyk budowania wizerunku na bazie łączenia 

elementów stroju zaczerpniętych z powojennych sub-

kultur, takich jak beatnicy czy punkowcy. Hipsterzy 

fetyszyzują autentyczność tego, co należy do przeszłości. 

„Kradną” elementy stylu  subkulturom, usuwając z nich 

znamiona ideologii. Douglas Haddow uważa nawet, że 

hipsterstwo jest schyłkową, pozbawioną wszelkiej war-

tości mutacją młodzieżowego buntu, „opętanym myślą 

o samym sobie estetycznym odkurzaczem”2. 

Co więcej, hipsterom brakuje nie tylko poczucia wspól-

noty, ale także subwersywnego charakteru, jaki cechował 

subkultury powojenne oraz rzeczywistego konfliktu 

z władzą. Jedyną rzeczą, przeciw której się buntują, 

jest komercjalizacja życia, choć sami są jej ofiarami. 

Uznawanie hipsterów za subkulturę to negowanie war-

tości wcześniejszych młodzieżowych ruchów społecznych, 

bowiem hipsterzy rzeczywiście są, jak twierdzi Haddow, 

odarci ze wszelkiej subwersji i oryginalności. Powstaje 

więc pytanie, czy unieważnienie ideologicznego zaple-

cza nie jest przypadkiem pozbawieniem subkultury 

elementu niezbędnego do jej istnienia? Bartosz Borowiec 

pisze: „Dotychczas młodzieżowy bunt rozwijał się jako 

odpowiedź na palące zagadnienia społeczne i pokole-

niowe traumy. Źródłem tych ruchów były sprzeciw wobec 

społecznego status quo i konflikt pokoleń. […] Z hipste-

rami jest inaczej. Są oni określani mianem postsubkultury 

ze względu na to, że nie reprezentują ani określonego 

etosu, ani zbioru zasad moralnych. Subkultura ta w pew-

nym sensie nie ma nawet… członków”3. 

2 Douglas Haddow, Hipster: The Dead End of Western Civilization, 29 
lipca 2008, dostępny w internecie: http://www.adbusters.org/
magazine/79/hipster.html [dostęp: 10 sierpnia 2015].
3 Bartosz Borowiec, Hipsterska cząstka w  każdym z  nas, 6 września 
2011, dostępny w  internecie: http://kulturaliberalna.pl/2011/09/06/
kacperski-chmielewska-szlajfer-borowiec-hipsterka/ [dostęp: 10 
sierpnia 2015].

styl, który pomaga im nie mieszać się z masą. 

Chęć zdobycia silnej pozycji obrońców i  znawców 

dobrego smaku jest dla nich niezbędna także ze względu 

na ambicje awansowania w „miejskiej hierarchii”, jak 

wskazują badania Marka Greifa, autora książki What 

Was The Hipster?. Nie poprzestał on na stwierdzeniu, że 

współczesny hipster to członek klasy średniej. Poszedł 

o wiele dalej, określając  ambicje zawodowe oraz róż-

nice wynikające głównie z sytuacji materialnej każdej 

z hipsterskich „podgrup”. Według Greifa to głównie 

ludzie pomiędzy 20. a 30. rokiem życia, mieszkańcy 

wielkich miast, podzieleni na trzy grupy: pierwszą 

z nich są pracownicy kreatywni, którym po studiach 

nie udało się zdobyć dobrze płatnego zawodu i chcą 

zrekompensować sobie upadek w hierarchii społecz-

nej, krytykując lepiej zapowiadających się absolwentów 

szkół artystycznych. Drugą podgrupę stanowią majętni, 

ale pozbawieni kapitału kulturowego naśladowcy, któ-

rzy uważają, że oryginalność można kupić jak gotowy 

zestaw ubrań. Trzecia grupa to z kolei przedstawiciele 

niższej klasy średniej, którzy za pomocą stylu starają 

się zatrzeć brak finansowego zaplecza. Jednak wszyst-

kie podgrupy, mimo dzielącej je różnicy w materialnym 

i intelektualnym zapleczu, starają stać się –  posługu-

jąc się terminem ukutym przez Bourdieu –  „arbitrami 

smaku”. Manifestują swoją przewagę nad innymi, mniej 

wyczulonymi na zmiany zachodzące w kulturze, człon-

kami społeczeństwa.

Sen o wyjątkowości
Hipsterzy rzeczywiście mogliby zostać nazwani sub-

kulturą bez żadnych wątpliwości, gdyby uznać brak 

poczucia przynależności jedynie za kokieterię bądź chęć 

odcięcia się od negatywnie kojarzonego społecznie 

terminu. W końcu, jak mówi najbardziej znane prze-

konanie na ich temat, „hipster nigdy nie przyzna się, że 

jest hipsterem”. Nie przypomina więc hipisa, który czuł 

światopoglądowy związek z innymi członkami ruchu, 

podzielał ich gust w kwestii stylu i sposobu spędzania 

czasu, był łatwo rozpoznawalny oraz manifestował okre-

ślony sprzeciw wobec kultury. W przypadku hipsterów 

nie istnieje poczucie przynależności do grupy, obecna 

jest za to silna potrzeba bycia wyjątkowym i „innym”. 

Wobec tego bardziej niż spójny zestaw cech ich pozycję 

Łączą kicz z dobrym gustem w styliza-
cjach sportowych lub retro, wybierając 
spersonalizowany styl, który pomaga 
im nie mieszać się z masą. 
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za ich sprawą modelu „mężczyzny-narcyza” w latach 90., 

przejętego przez heteroseksualnych mieszkańców wiel-

kich miast. 

Pierwsze polskie teksty o hipsterach zaczęły powstawać 

w ciągu ostatnich czterech lat, podczas gdy w Stanach 

Zjednoczonych w 2009 roku Bob Horning nadał swo-

jemu esejowi znaczący tytuł: Śmierć hipstera. Za oceanem 

ta szczególnie znienawidzona grupa społeczna wyrażała 

kryzys kultury skoncentrowanej na konsumpcji z prze-

łomu wieków. Do Polski kryzys ten dotarł z opóźnieniem 

spowodowanym drapieżnym kapitalizmem lat 90. Nie-

stety, także rodzimi hipsterzy, o których od kilku lat mówi 

się coraz więcej, są żywym dowodem na to, że prawdziwy 

bunt jest już dziś praktycznie niemożliwy. Trzeba jednak 

przyznać, że ich sprzeciw wobec bezrefleksyjnego podą-

żania za stadem jest na swój pokrętny sposób godny 

podziwu. f

Mateusz Góra

Fot. Mac McCreery i PROTony webster / flickr.com

Buntownicy na niby
Czy w przypadku hipsterów istnieje więc w ogóle sens sto-

sowania terminów „postsubkultura” bądź „subkultura”? 

Być może to po prostu grupa konsumentów idealnie 

znających zglobalizowany za sprawą internetu rynek? 

W końcu ubrania z wybiegu Prady czy wyjazd na narty 

do Courchevel nigdy nie były dostępne dla klasy średniej, 

dlatego niezbędne stało się wyklarowanie w niej grupy 

zorientowanych konsumentów o przeciętnym zapleczu 

finansowym, która ukształtowałaby trendy „zastępcze” 

wobec tego, na co stać wyłącznie najbogatszych. Tak 

powstał lookbook.nu i setki blogów modowych oraz life-

stylowych. Prowadzący je ludzie nie zawsze mogą zostać 

sklasyfikowani jako hipsterzy, jednak hipsterzy czerpią 

z nich inspirację lub są dla nich inspiracją. Modele kon-

sumpcji obu grup opierają się na tej samej zasadzie 

dążenia do oryginalności. Szeroki wpływ blogerów jest 

jednym z dowodów na to, że nie tylko subkultury powo-

jenne są inspiracją dla hipsterów. Nie są oni przecież 

jednoznacznie kojarzeni z gejami, chociaż preferowana 

metroseksualność hipsterów to nic innego, jak efekt 

zmian w modelu męskości, które nastąpiły w wyniku 

emancypacji mniejszości seksualnych i pojawienia się 
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Książki, które musisz 
wrzucić na fejsa

nawiedziła nas już odwilż, jedna ze znajomych zapytała 

mnie: „Wybierasz się na spotkanie z Żulczykiem? Będzie 

w Kato w przyszłym tygodniu. Co prawda nie czytałam 

żadnej jego książki, ale podobno fajnie pisze.” Pogłoskę 

o talencie mogłam potwierdzić, ale raczej zaciekawiła 

mnie sama chęć pójścia na spotkanie autorskie z pisarzem, 

którego nigdy się nie czytało. „No i jest taki przystojny” 

– wszystko się wyjaśniło, gdy znajoma podsumowała 

swoje motywacje. A więc jednak nie chodzi o to, by czytać, 

ale żeby… patrzeć? Najpierw zrodziło się we mnie święte 

oburzenie, bo pisarskich zdolności Żulczykowi nie bra-

kuje, a ktoś tu zamierza kierować się pobudkami raczej 

mało literackimi. Z drugiej jednak strony może ktoś, kto 

wybierze się na takie spotkanie, zwyczajnie wróci zacieka-

wiony i sięgnie po powieść. Jedno nie ulega wątpliwości: 

wiosenne tournee Żulczyka po Polsce cieszyło się spo-

rym zainteresowaniem – tłumy w Łodzi, we Wrocławiu 

i w Poznaniu, gdzie spotkanie przyciągnęło tyle osób, że 

trzeba było zmienić jego lokalizację.

„Nie wrzuciłem Antologii Reportażu Szczygła na walla, 
choć to ważna książka” głosił wszem i wobec pewien 
facebookowy fanpage krótko po premierze opasłego, 
dwutomowego dzieła polskiego ambasadora repor-
tażu. Nie bez powodu. Sami pewnie pamiętacie, że 
przewijając feeda wiosną 2014 roku, co najmniej kilka 
razy dziennie można było natrafić na kolejne zdjęcie 
antologii. 

Blask komety
Nie jest to odosobniony przypadek. Takie „mody” poja-

wiają się przecież regularnie. Wybuchają z wielkim 

hukiem, ale ich żywot jest niezwykle krótki. Kto dzisiaj 

pamięta, że na początku anno Domini 2015 ekscytowali-

śmy się Najgorszym człowiekiem na świecie – debiutancką, 

autobiograficzną powieścią Małgorzaty Halber? Wstyd 

było nie znać, nie kupić, nie przeczytać. Bo jeśli nie 

zaliczyło się co najmniej stu stron zwierzeń twórczyni 

Bohatera, o czym tutaj dyskutować ze znajomymi? I po 

której opowiedzieć się stronie – krytykować na Face-

booku za emocjonalną niedojrzałość i słaby język czy 

raczej bronić zaciekle, bo to ważny temat i odważny 

coming out?

Książki do czytania, autorzy do oglądania
Niedługo później, w okolicach marca, gdy szczęśliwie 

Wstyd było nie znać, nie kupić, nie 
przeczytać. Bo jeśli nie zaliczyło się co 
najmniej stu stron zwierzeń twórczyni 
Bohatera, o czym tutaj dyskutować ze 
znajomymi?
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się Najgorszym człowiekiem na świecie. Najnowszą książką 

kultową/lekturą obowiązkową (niepotrzebne skreślić) ma 

szansę stać się wydane kilka tygodni temu 13 pięter nieza-

wodnego w tej kwestii Filipa Springera. 

#zulczykmistrz
Moda na pisarzy znajduje swoje odbicie również na 

Instagramie. Wystarczy przejrzeć zawartość pod kątem 

określonych hasztagów, by zobaczyć, która książka 

w danym momencie była na topie. Wklepując #twardoch 

otrzymujemy 347 zdjęć, z czego na sporej części z nich 

Morfina bądź Drach wsparte są na ewidentnie kobiecych 

udach albo na okładce zaciskają się dłonie zakończone 

powleczonymi czerwonym lakierem paznokciami (dla-

czego większość użytkowniczek Instagrama uważa, że 

do literatury Twardocha pasuje czerwony lakier, Bóg 

raczy wiedzieć). Równie popularne są hasztagi #filip-

springer, #beksinscy, #halber, #zulczyk. Czasem pojawiają 

Lista obowiązkowa (mocno depresyjna)
W ciągu minionych kilkunastu miesięcy pozycji ABSO-

LUTNE MUST READ było co najmniej kilka. Rok 2014 

rozpoczęliśmy pod znakiem rzeczonej antologii pod 

redakcją Mariusza Szczygła, potem była niezwykle 

mocna (i dobra!) biografia Beksińscy. Portret podwójny 

autorstwa Magdaleny Grzebałkowskiej. Jesienią pojawił 

się sugestywny obraz współczesnej warszawki – Ślepnąc 

od świateł Żulczyka – w którym zaczytywali się solidarnie 

wszyscy: i warszawskie pokolenie trzydziestolatków, i ci, 

co do Warszawy jedynie aspirują i nawet tacy, co za żadne 

skarby nie chcieliby się tam przenieść. Boże Narodzenie 

również nie było łatwe. Pod choinką na wielu czekała 

kolejna, równie trudna książka, w dodatku napisana 

w trzech językach, z czego jednym nieistniejącym, czyli 

Drach Szczepana Twardocha. O tym, że 2015 rok otwarł 

nam się depresyjnie i nieco melodramatycznie, już wspo-

mniałam, bo wówczas półki wszystkich księgarń zapełniły 
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się warianty bardziej emocjonalne: #zulczykmistrz albo 

#twardochowelove. Czytelnicy (a w zasadzie czytelniczki, 

bo to jednak one są autorkami większości zdjęć) wrzucają 

fotki okładek, stosików książek albo imiennej dedykacji. 

Na wielu zdjęciach obok książki pojawia się kubek z kawą 

ze Starbucksa, Raybany albo piwo z jednego z niszowych 

browarów. Słowem: książka w takim ujęciu staje się 

modnym gadżetem, symbolem bycia na czasie, przyna-

leżności do elitarnego grona CZYTAJĄCYCH. 

Od Sartre’a do Twardocha
Zjawisko to nie jest oczywiście niczym nowym. Zmienił 

się jedynie sposób komunikowania owego wtajemnicze-

nia, a moda – dzięki nowym technologiom – odbija się 

szerszym echem. Do legendy przeszły przecież opowie-

ści z lat sześćdziesiątych o studentach w czarnych golfach 

z obowiązkowym Sartre’em pod pachą czy polska moda 

na Grę w klasy Cortazara (na warszawskie spotkanie autor-

skie przyszło wówczas kilka tysięcy osób). Iwaszkiewicz 

pod koniec lat sześćdziesiątych notował w swoim dzien-

niku: „Wszędzie tylko chwilowe mody: tu Lévi-Strauss, 

tam Sołżenicyn. I kiedy ktoś jest modny, nic na niego 

powiedzieć nie można. Wszyscy do oczu skaczą”. Brzmi 

znajomo, prawda?

Niewłaściwym byłoby jednak na takie „mody” narzekać. 

Nie wszystkie popularne dzisiaj książki przejdą próbę 

czasu, to prawda. Ale wiele z nich – o czym jestem przeko-

nana – na stałe wejdzie do literackiego kanonu. O ile taki 

w ogóle istnieje. A kiedy za pół wieku nasze wnuki zapy-

tają nas, co było modne w okolicach 2015 roku, zajrzymy 

na Instagrama i jednym tchem odpowiemy: kawa ze Star-

bucksa, Raybany, książki Twardocha, Żulczyka, Springera. 

I filtry na instagramowych zdjęciach. f

Bernadeta Prandzioch
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Powieść kryminalna to często również powieść histo-

ryczna, w której dochodzi do rekonstrukcji wydarzeń 

z przeszłości, z tą jedyną różnicą, że fakty (zazwyczaj) 

przedstawione zostają w innym kontekście – bardziej 

mrocznym, a zatem bardziej interesującym. Dużą popu-

larnością wciąż cieszą się kryminały retro, w których 

jednym z najważniejszych elementów jest właśnie tło, 

duch minionych epok – wiarygodnie i wszechstronnie 

odtworzony w najdrobniejszych detalach (warto w tym 

miejscu wspomnieć o Pruskiej zagadce Piotra Schmandta 

czy Korzeńcu Zbigniewa Białasa). 

Wydawać by się mogło, że kryminał nie należy do prozy 

angażującej, gdyż czytelnik jest jedynie świadkiem 

dochodzenia. Lekturę ułatwia nieskomplikowana nar-

racja i oczywisty ciąg przyczynowo-skutkowy z trzema 

stałymi punktami – zbrodnią, śledztwem i wyjaśnieniem. 

Takim kluczem posługiwała się chociażby Agatha Chri-

stie, lecz współcześni autorzy komplikują nieco fabułę. 

Wymagają od czytelnika zaangażowania intelektual-

nego, tworzą historie z tłem politycznym, historycznym 

czy też psychologicznym. Ponadto dochodzi do wymie-

szania gatunków –  autorzy zapożyczają pewne elementy 

z innych gatunków, dzięki czemu czytelnicy otrzymują 

kryminał z poczuciem humoru (Wolf Hass Wskrzesze-

nie umarłych) czy też kryminał z elementami realizmu 

magicznego (Leonardo Padura Gorączka w Hawanie).

Kryminał bez wątpienia należy do kategorii litera-
tury popularnej. Kiedyś uważany za gatunek gorszego 
sortu, dziś święci triumfy i przeżywa rozkwit. Dlaczego 
powieści kryminalne cieszą się tak dużym zaintereso-
waniem? Odpowiedź jest prosta: morderstwo. A gdzie 
morderstwo, tam i człowiek – jego motywy działania 
i mroczna osobowość, której pozwala przejąć nad sobą 
kontrolę. Czytamy kryminały, bo lubimy się bać?

Nie wszystko czerwone
Jednakże to nie morderstwo jest tutaj najważniejsze, 

lecz motywy działania człowieka, dochodzenie do źró-

deł zbrodni, do pierwszego impulsu. Kryminał odsłania 

prawdę o człowieku, o społeczeństwie i świecie, w którym 

żyjemy. Przyjmuje funkcję prozy społeczno-obyczajowej 

(jak np. bestsellerowe Ziarno prawdy Zygmunta Miłoszew-

skiego), a czasem wręcz przestrzega i uczy.

Autor kryminałów jest pewnego rodzaju socjologiem 

czy też nawet etnologiem, który poprzez swą powieść 

mówi o stanie kultury i codzienności. Proza ta coraz 

częściej przybiera znamiona powieści psychologicznej, 

staje się diagnozą społeczną. Dobrym tego przykładem 

jest ostatnio głośny polski kryminał non-fiction Tabloid. 

Śmierć w tytule Piotra Głuchowskiego i Marcina Kowal-

skiego, który traktuje o tym, jak wielki wpływ na nasze 

życie mają media i jak tragiczne mogą być tego skutki.	

Kryminał prawdę  
ci powie
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Plan ucieczki
Wracając do postawionego przeze mnie pytania: nie 

czytamy kryminałów po to tylko, by się bać. Sięgamy po 

nie również (a może nawet przede wszystkim) po to, by 

poznawać prawdę o nas samych – o naszych fantazjach 

i wyobrażeniach. O tym, jak daleko jesteśmy w stanie się 

posunąć, by osiągnąć dany cel. A przy okazji niezmien-

nie łakniemy literatury eskapistycznej, która przeniesie 

nas w inną rzeczywistość niżeli ta, którą możemy zoba-

czyć za oknem. Nawet jeśli okaże się bardziej mroczna 

i złowroga. f

Paulina Janota

Skandynawski mrok
Przenieśmy się na chwilę do Skandynawii – krainy 

dobrobytu, spokoju i bezpieczeństwa,  gdzie jednym 

z większych przestępstw jest kradzież roweru. To właśnie 

tutaj powstaje najwięcej powieści kryminalnych. Dziwne? 

Górzysty, surowy krajobraz, ogromne przestrzenie nie-

okiełznanej przez człowieka natury tworzą poczucie 

osamotnienia. Jeżeli dodamy do tego jeszcze bardzo 

zimny klimat i mrok, który jest tutaj częstszym towarzy-

szem niżeli światło i słońce, przed naszymi oczyma ukaże 

się idealne miejsce zbrodni. Wymarzone tło dla snucia 

mrocznych historii, tym bardziej, jeżeli nie jesteśmy nimi 

codziennie zalewani przez media. 

To, co najbardziej wyróżnia skandynawskie kryminały, to 

wzorzec mordercy, a raczej jego brak. Czytelnik nie ma do 

czynienia z klasycznym mordercą-psychopatą, który roz-

koszuje się śmiercią swej ofiary, lecz osobą, która została 

zmuszona do danego czynu przez świat, który ją otacza, 

zbieg okoliczności, nieszczęśliwy wypadek czy zazdrość. 

Za ojców skandynawskiego kryminału uważa się Maj 

Sjöwall i Pera Wahlöö z ich dziesięciotomowym cyklem 

Powieści o  zbrodni.  Godnymi następcami, niezwykle 

popularnymi także w Polsce, są chociażby Stieg Larsson, 

Henning Mankell czy Gunnar Staalesen.

...niezmiennie łakniemy literatury eska-
pistycznej, która przeniesie nas w inną 
rzeczywistość niżeli ta, którą możemy 
zobaczyć za oknem. 
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streamie niezatarte piętno. Sezon na emo jest krótki, lecz 

burzliwy – jak czarna szamponetka, którą wszyscy apli-

kowali sobie w tamtym okresie – intensywna, ale łatwo 

zmywalna.

Rok 2011. Elektronika, znana berlińskim techno–rave-

rom, czy eksperymentatorom z Chicago, odbywa długą 

podróż pełną fascynujących przekształceń, by wylądo-

wać na szczycie list sprzedaży. Dubstep nie powstał sam 

z siebie, w próżni, ale w określonych okolicznościach 

wyewoluował z pewnych gatunków muzycznych. Oczy-

wiście, nie mam tutaj na myśli prawdziwego dubstepu, 

a jeno jego komercyjną odmianę (czyli brostep). Bo nie-

ważne, że fryzura Skrillexa to jakiś kompletny bałagan 

(prawie identyczna z tą, jaką nosił w From First To Last) – 

nawet Pitbull, kubański macho, kłania się temu trendowi 

w soundtracku do Facetów w czerni. Już nikt nie doszukuje 

się korzeni (a tym samym – przekazu), a młodzież przy-

tula się z radością do wooble basu.

Ponieważ brak tu uniwersalnych wartości do czczenia, 

Termin „sezon” króluje obecnie w popkulturze. Głów-
nie za sprawą nieprawdopodobnej popularności seriali 
wszelkiej maści. „Nowy sezon Gry o Tron” to już ikona 
kulturowa, która funkcjonuje obok takich figur jak 
„dwa sezony Twin Peaks” czy „ostatni sezon Breaking 
Bad”. Wiecie co mam na myśli – to, że za słowem „sezon” 
idzie coś dużego.
Mamy też sezon na grilla, sezon ogórkowy czy (głównie 

w Niemczech) sezon na szparagi. Używamy tego słowa 

chętnie i radośnie, a ja na własny użytek muzykę też roz-

dzielam na sezony – bo jeśli sezon to coś powtarzalnego, 

coś, co charakteryzuje się zwiększoną popularnością 

specyficznej aktywności (grillowania, przyrządzania 

szparagów czy oglądania Gry o Tron), to do muzycznych 

trendów pasuje jak ulał.

Rok 2005. Cała planeta odchorowuje czasy popu, Paris 

Hilton i Juicy Couture. Nastolatki przerzucają się na 

czerń, eyeliner i szachownicę na trampkach z Vansa. Bycie 

alternatywnym to nie alternatywa, to mus! My Chemical 

Romance nigdy nie będzie miało więcej fanów niż wła-

śnie wtedy. Avril Lavigne, również na fali wznoszącej, 

porzuca deskorolkę na rzecz emblematycznej czarnej 

czaszki z kokardką. Młodzież jest na tyle zaangażowana 

w teksty smutnych wokalistów z grzywkami, że wszystko, 

czym nie da się pociąć żył uznawane jest za bezużyteczne. 

Muzyka wyrywa się z objęć subkultury i wyciska na main-

Jednak te czasy, kiedy puszczając 
Skrillexa na imprezie, byłeś kró-
lem didżejów, pozostaną na zawsze 
w pamięci i archiwach Facebooka.

Muzyczny sezon  
na grilla
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bardzo szybko garstka prawdziwych fanów jest mocno 

w tyle, zasłuchana w Scary Monsters and Nice Sprites. Jed-

nak te czasy, kiedy puszczając Skrillexa na imprezie, byłeś 

królem didżejów, pozostaną na zawsze w pamięci i archi-

wach Facebooka. Planeta potrzebuje zmian. Zmierzch 

dubstepu to świt popularności house, ale i tak wszyscy są 

zadowoleni – bo niby ktoś słuchał tego na serio?

Rok 2015. Sezon muzyczny jest mocno spolaryzowany. 

Z jednej strony hipsterzy, którzy znają tak nieprawdopo-

dobne odmiany techno, że nawet Ci się nie śniło. Witch 

house już dawno nie na czasie, teraz liczy się tylko vapo-

rwave. Nieważne, czy słuchasz czegoś naprawdę, czy 

wolisz dźwięki wkrętarki – im bardziej pokręcona nazwa 

gatunku, tym większy respekt wśród znajomych.

Z drugiej strony, koszulka z logiem Ramones w Primarku 

wisi obok t-shirtu z Minionkami, a w H&M-ie obok topu 

z napisem „School sucks”. Co na to Joey Ramone? Czy 

koszulka z Nirvaną naprawdę pasuje do różowych szpi-

lek? Postmodernizm, powiecie. Wolność wypowiedzi, 

powiecie.

Muzyczny sezon na grilla żywi się zatem subkulturą, która 

dostaje się do mainstreamu i potem popowo się rozwad-

nia. Zaangażowanie w teksty coraz bardziej się rozkurcza, 

żeby ustąpić miejsca zaangażowaniu w kreowanie wła-

snego wizerunku speca od muzyki.

Następnym razem, kiedy puścisz znajomej utwór wygrze-

bany w sieci, a ona powie „fajne, co to?”, zapamiętaj sobie 

ten moment – może kreujesz nowy trend. f

Martyna Poważa
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(z wolności, z poczucia, że jeśli chcę, to mogę). Takie „do 

it yourself” w sferze eventów.

Kameralnie u Cyrulika Śląskiego 
Chcecie przykładów? Bardzo proszę – chociażby ostatni 

koncert w ogródku zorganizowany przez Cyrulika Ślą-

skiego (tak, to salon fryzjerski). – „Impulsem na pewno 

była chęć „rozruszania” naszego Osiedla. My co prawda 

nie pochodzimy z Katowic, jednak spędzamy tutaj cały 

dzień i widzimy, jak wiele Tauzen ma do zaoferowania. 

Niestety jest uważany jedynie za sypialnię Katowic, a nie 

miejsce, gdzie może się dziać coś ciekawego. Myślimy, że 

to dzielnica niedoceniana, z bardzo dużym potencjałem 

– mówią organizatorzy wydarzenia. – A poza tym jeste-

śmy typową śląską rodziną i uwielbiamy gościć swoich 

przyjaciół i bliskich, więc na wzór sobotnich wieczornych 

spotkań w naszym domowym ogrodzie zaprosiliśmy 

klientów, sąsiadów i najbliższych na osiedlowy trawnik” 

– opowiadają. 

Na scenie pojawił się zespół Lennie Boycott. Wcześniej 

zorganizowano też tatoo guest spot. Jak podkreśla Cyru-

lik Śląski, dosłownie każdy może zorganizować podobne 

wydarzenie. Tworzenie tego typu eventów nie jest tak 

złożone, jak mogłoby się to wydawać: – „Nie powiem, że 

nie ma z tym zachodu, ale widok uśmiechniętych ludzi 

i ciepłe słowa dają nam dużo dobrej energii i satysfakcji!”

Kto nie chciałby pojawić się na wakacyjnym festi-
walu muzycznym, takim ogromnym, z prawdziwego 
zdarzenia? Kto nie chciałby ubrać się w szorty, przy-
krótką bluzkę, wianek lub wręcz przeciwnie – założyć 
ciężkie glany – i skakać wraz z tłumem do ukocha-
nej piosenki? Nie każdy festiwal jednak wszystkim 
odpowiada, bo przecież podczas wydarzenia musimy 
się dopasować do tego, co zostało nam odgórnie 
zaproponowane. 
Pisząc niedawno tekst o  kanałach muzycznych na 

YouTube takich jak balcony.tv czy Sofar Sounds, zobaczy-

łam, ile zabawy daje sam proces odkrywania, możliwość 

własnoręcznego wyszukiwania muzycznych perełek 

i świadomość, że nie jesteśmy skazani na czyjeś decyzje. 

Odbiorca (a prościej – każdy z nas) coraz częściej sam 

chce dokonywać wyboru, choćby nawet miał to okupić 

godzinami wertowania filmików mających zaledwie po 

kilkadziesiąt wyświetleń. 

W efekcie nie pozostaje bierny, sam zaczyna działać, 

animować kulturę, organizować niewielkie, ale bardzo 

unikatowe wydarzenia. Nie potrzebuje do tego godzin 

spędzonych na dopracowywaniu kreski, potów wyla-

nych podczas nauki ukochanego riffu. Wszystko może 

zrobić niemal „od ręki”. W dodatku czerpie z tego radość 

podwójną (z samej sztuki, kontaktu z artystami, jak 

i z faktu, że udało mu się coś stworzyć), a wręcz potrójną 

Oddolnie, 
alternatywnie,  
z pasją
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Działanie oddolne? Zdecydowanie. W tworzenie SVS 

angażowały się przeróżne osoby, jednak pierwotnie jest 

to działanie grupy znajomych, którzy nie licząc na zysk, 

poświęcili swój wolny czas. Hanna zwraca uwagę m.in. 

na Jacka: „Miło też od czasu do czasu podczas realizacji 

idei non profit mieć kogoś, kto ponownie roznieci w nas 

ogień pasji” – mówi i podkreśla, że jeśli sami nie możemy 

czegoś zrobić, wystarczy poszukać osób, które nam w tym 

pomogą. 

Sama pasja wystarczy?
„Nie byłabym sobą, gdybym nie wspomniała, że działanie 

na „hurra!” jest świetne. Gorzej, gdy pomimo ciężkiej pracy 

nie widać efektów. Organizacja inicjatywy bez finansów 

nie jest prosta” – podkreśla Hanna.

Kiedy pytam o podobne, oddolne projekty, sypie jak 

z rękawa: – „Napraw Sobie Miasto tworzą nasi znajomi, 

część z nich zainicjowała TEDxRawaRiver. Dużo imprez 

i akcji organizuje Sebastian Pypłacz, np. projekt Pobudka 

Koszutka. Dalej KilOFF... Dużo się dzieje – mówi. – Bardzo 

to popieramy i w pełni solidaryzujemy się z ciężko pracu-

jącymi nad wspaniałymi kulturalnymi evenami w regionie, 

szczególnie z tymi, którzy mają niewiele funduszy.”

Wymieniać można by niemal bez końca. Festiwal Make It 

Yourself, czyli wydarzenie (ostatnia edycja w 2014 r.), które 

trafiło w gusta maniaków rękodzieła, fanów mody, foto-

grafii, filmu, muzyki. Tymczasowa Sfera Autonomiczna 

Wolne Tory to z kolei przeróżne artystyczne aktywności. 

Raciborska Oddycha Sztuką jest animacją społeczną dla 

mieszkańców ulicy Raciborskiej w Katowicach. Koncerty 

w oknie KATO, Rajza po Kato, działania w klubie Pro-

kultura. Dość popularne stały się też projekcje filmów, 

chociażby projekt Kino w drodze – mobilne kino plene-

rowe w różnych lokalizacjach. 

Dla kogo? 
Odbiorcy? Różni. Spektrum? Bardzo szerokie. I  nie 

powinno to dziwić – działania są wyjątkowe, więc i ich 

odbiorcy są specyficzni. Organizatorzy nie tworzą żadnych 

ram czy zakazów. Ograniczeniem są tu raczej nasze własne 

gusta, preferencje, a może nawet bardziej czas, bo samych 

wydarzeń, jeśli się dobrze rozejrzeć, jest całe mnóstwo.

Pozwólcie, że podam jeszcze kilka przykładów. Takich jak 

Pomysł i determinacja
Zaczęło się trzy lata temu. Hanna Baron, jak sama mówi 

„zainspirowana i oszołomiona” The Mahogany Sessions 

oraz Berlin Sessions, postanowiła przenieść podobną ini-

cjatywę na grunt polski, a konkretnie – śląski. 

 „Miałam na uwadze fakt, że na początku wideosesja 

była w Polsce słowem nieznanym. Owszem, takie sesje 

były nagrywane przez grupy, ale wtedy jeszcze ich filmiki 

nie cieszyły się zbyt dużą oglądalnością, co już wkrótce 

miało się zmienić” – opowiada z pasją o początkach Sile-

sia Videosessions. 

Samą ideę od jej realizacji dzielił zaledwie miesiąc 

poświęcony na planowanie, poszukiwania, odnajdywa-

nia. Wraz z filmowcem Piotrem Gackiem Hanna nagrała 

„pierwszy sezon” SVS. –  „Żelazna dyscyplina, którą sobie 

narzuciliśmy, zaowocowała – nagrywaliśmy wideosesje 

w każdy weekend, a w poniedziałki wypuszczaliśmy je 

na Youtube. Spotkaliśmy się z zainteresowaniem, ale 

mam wrażenie, że wtedy jeszcze mało kto rozumiał urok 

akustycznych kameralnych występów przed kamerą” – 

mówi o swoim projekcie.

Pierwsze nagranie? – „Jako pierwszą artystkę wybraliśmy 

Asi Minę – oboje z Piotrem znaliśmy ją przez różnych zna-

jomych, z opowieści, legend. Wyszliśmy z założenia, że 

koniecznie trzeba jej zaproponować nagranie. Asia zgo-

dziła się i nagranie zrealizowaliśmy w ogródku Dobrej 

Karmy. Na miejscu było niezwykle malowniczo, posta-

nowiliśmy posadzić nasz zespół na niewysokim daszku 

– opowiada Hanna. – Wideosesję nagraliśmy wyjątkowo 

z wielu ujęć – z dołu, z dachu, z korytarza za oknem 

– nigdy już później tego nie robiliśmy. Chociaż synchro-

nizacja dźwięku nie była perfekcyjna, byłam zachwycona. 

No bo skoro jedna wideosesja się udała, oznacza to, że 

teraz nic nas nie powstrzyma!” 

Bo miasto (wieś, dzielnica, osiedle – niepotrzebne 
skreślić) to nie urząd i instytucje – miasto to przede 
wszystkim ludzie. A miasto żyje nie wtedy, gdy raz 
do roku obce sobie osoby spotykają się na wielkich 
imprezach, a właśnie w działaniu oddolnym, lokal-
nym, długotrwałym. 
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raz do roku obce sobie osoby spotykają się na wielkich 

imprezach, a właśnie w działaniu oddolnym, lokalnym, 

długotrwałym. Gdy mieszkańcy sami decydują o budże-

cie obywatelskim, gdy działają w ramach wspólnych 

inicjatyw. Gdy jednostki zdają sobie sprawę, że to one są 

początkiem zmian. I  nieważne, czy chodzi o kulturę, czy 

jakikolwiek inny obszar życia. f

Sylwia Chrapek

Katowicka Kuchnia Społeczna. Na czym ona polega? To 

comiesięczne spotkanie z kuchnią wegańską (zero mięsa 

i zero produktów odzwierzęcych), gdzie każdy się odnaj-

dzie. Wystarczy przynieść swoją potrawę lub zapłacić 

niewielką opłatę za wstęp i można jeść do syta, kosztując 

przeróżnych specjałów. Do tego dodajmy muzykę (graną 

przez lokalnych artystów) i odkrywanie miasta, bo każda 

kolejna edycja to inna lokalizacja.

Z kolei projekt Obudzić Sypialnię to coś dla osób kocha-

jących muzykę elektroniczną. –  „Chcemy stworzyć na 

czas wydarzenia przestrzeń oderwaną od reszty świata. 

Możesz ubierać się, jak chcesz, tańczyć, jak chcesz, bawić 

się, jak chcesz. Jedynym warunkiem jest akceptacja tej 

pięknej różnorodności i niewchodzenie w drogę innym. 

Liczy się zabawa, zatem bardzo źle widziani są smutni 

malkontenci, którzy ze swoim antyspołecznym nastawie-

niem psują atmosferę i narzekają na otoczenie. Baw się 

i pozwól bawić się innym” – mówi Łukasz Poleszak, który 

organizuje wydarzenie przy wsparciu znajomych.

Urokliwa kameralność
Łukasz podkreśla, że właśnie takie inicjatywy – często 

dość kameralne – mają „to coś”, co przyciąga ludzi, któ-

rzy tworzą specyficzną atmosferę podczas wydarzenia. 

Pisząc „kameralne”, mam na myśli także inicjatywy ścią-

gające nawet kilkaset osób, bo tak naprawdę to garstka 

w obliczu wielotysięcznych tłumów na muzycznych czy 

filmowych festiwalach. – „Wydaje mi się, że jesteśmy 

na nieco wyższym poziomie niż imprezy masowe. Nie 

dlatego, że u nas jest więcej ludzi, bo jest ich mniej. Nie 

dlatego, że mamy większe gwiazdy, bo głównie grają moi 

przyjaciele i znajomi. Nie dlatego, że mamy widowiskowe 

dekoracje za kilka tysięcy, bo ich nie mamy. Ale dlatego, że 

z 200 osób większość stanowią ludzie, którzy potrafią się 

śmiać, którzy nie będą mówić ci, że bawisz się w nieodpo-

wiedni sposób, którzy rozumieją muzykę i którzy potrafią 

przejechać kilkaset kilometrów tylko po to, żeby po raz 

kolejny bawić się razem z nami” – dodaje Łukasz.

Nieco szerzej...
Coraz częściej mówi się o społecznym organizowaniu nie 

tylko w obrębie sztuki. Bo miasto (wieś, dzielnica, osiedle 

– niepotrzebne skreślić) to nie urząd i instytucje – miasto 

to przede wszystkim ludzie. A miasto żyje nie wtedy, gdy 

Bo miasto (wieś, dzielnica, osiedle – 
niepotrzebne skreślić) to nie urząd 
i instytucje – miasto to przede wszyst-
kim ludzie. A miasto żyje nie wtedy, 
gdy raz do roku obce sobie osoby 
spotykają się na wielkich imprezach, 
a właśnie w działaniu oddolnym, lokal-
nym, długotrwałym. 
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uosabia się często z artyzmem właśnie, łączonym dziś 

z popularną „niezależnością” i byciem „offowym twórcą”. 

Polubiliśmy nudę. Bo nuda znaczy kunszt i sztukę przez 

duże s, a rozrywka i szybkie tempo – artystyczne szambo. 

Mało tego – wynieśliśmy ją na piedestał, na którym stoją 

Jarmusch, Ozu, Reygadas i paru innych, skądinąd znako-

mitych twórców. Tym samym gęsiego za nimi ciągną się 

pretensjonalni epigoni, sprzedający z pomocą crowdfun-

dingu swoją mało znaczącą wizję kina. 

Jak do tego doszło, że nasze oczy zwróciły się ku filmom 

tak otwarcie manifestującym swój nużący charakter? 

Można to próbować wytłumaczyć zmęczonymi oczyma 

widzów, zmuszonymi do oglądania Hobbita w tempie 48 

klatek na sekundę. Ale chyba nie w tym rzecz. Pobudki 

wydają się bowiem mówić o wiele więcej, niż same filmy. 

Potrzeba autentyzmu, jaka urodziła się w odpowiedzi 

Niejednokrotnie przekonałam się już, że dla ludzi, 
którzy nie zajmują się zawodowo filmem jako dzie-
dziną sztuki, jest jedno nazwisko, które konotuje cały 
wachlarz wyrażeń-wytrychów, takich jak kino arty-
styczne, nie do zniesienia nużące i, przede wszystkim 
„trudne”: Bergman. Bo jest czas na oglądanie Spiel-
berga (ten lepszy, przyjemniej spędzony czas) i jest ten 
na oglądanie Bergmana (tego czasu jest dużo mniej). 
Jeśli twórczość Bergmana jest nudna, to nie wiem, 
co ludzie, którzy tak myślą,  powiedzieliby na Kia-
rostamiego albo Tarra. I gdzie mieliby podziać oczy, 
jeśli przypadkiem zdarzyłoby im się odwiedzić Nowe 
Horyzonty. 
Tak, to właśnie ze względu na takich ludzi kino pędzi 

teraz na łeb na szyję, a przeciętna długość ujęcia regular-

nie się skraca. Dla pokolenia pamiętającego przemiany 

ustrojowe w Polsce po roku ’89 czas przyspieszył. Każdy 

zakup (nieprzemyślany, bo kiedy?) ma ułatwiać nam 

życie, co niejednokrotnie wiąże się z krótszym czasem 

wykonywania najróżniejszych czynności. Nadeszła era 

(sic!) korposzczurów i masy (dosłownie) ludzi goniących 

za cieniem. 

Młodsze pokolenie natomiast, a przynajmniej spora jego 

część, bardzo broni się przed takim podejściem. Walczą 

z bezwzględnym kapitalizmem i chodzą do kina oglądać 

cztero- i pół godzinne filmy o jeziorach. Wolne tempo 

Polsce po roku ’89 czas przyspie-
szył. Każdy zakup (nieprzemyślany, 
bo kiedy?) ma ułatwiać nam życie, co 
niejednokrotnie wiąże się z krótszym 
czasem wykonywania najróżniejszych 
czynności.

Jak przestaliśmy 
się bać 
i pokochaliśmy… 
nudę? 
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nic nie mówi!) bohater nie zawsze jest przedmiotem 

wiwisekcji. Czasem po prostu jest nudno, bo tak trzeba 

i kropka. Czasem ta szklanka nie jest nawet do połowy 

pełna, a zupełnie opróżniona z jakiejkolwiek zawartości. 

Paradoksalnie wtedy najwięcej można do niej wlać. Tylko 

czy whisky powinno się pić z literatki? f

Patrycja Mucha

fot. Philippe Put / flickr.com

na zalew sztucznych, ustawionych i „wyreżyserowanych” 

przekazów medialnych, jest kluczem do zrozumienia 

dzisiejszego widza, tak podekscytowanego kolejnym 

dziełem Tsai Ming-lianga i zmartwionego końcem kariery 

reżyserskiej Béli Tarra. Okazuje się wszak, że życie jest 

nudne. A jeśli ktoś robi nudny film na podstawie nudnego 

życia, to z pewnością na ekranie dojrzeć będzie można 

jakąś prawdę. 

Znaleźliśmy się znów na początku drogi, bo czym róż-

nią się dzisiejsze pochwały dla Boyhooda od apoteozy 

„prawdziwego życia” wyrażonej rzekomo w pierwszych 

filmach braci Lumière? Ważne jest, by zdać sobie sprawę, 

że nuda w kinie jest takim samym środkiem filmowym 

jak wszystkie inne. To kolejna odsłona skrajnej stylizacji, 

wyraźnie przedstawiona w doskonałym (ale na pewno 

nie „prawdziwym”!) Koniu turyńskim. I można tę nudę 

wykorzystać twórczo, a można, co często dziś ma miej-

sce, zupełnie bez sensu. 

Posługując się długimi ujęciami i statyczną kamerą, 

twórcy nie zawsze potrafią przekazać to, co chcą. W mil-

czeniu nie zawsze znajduje się cała gama znaczeń, 

a osnuty aurą samotności i tajemniczości (bo przecież 
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cił jej swoją ostatnią książkę kanadyjski dziennikarz 

muzyczny Simon Reynolds. Nie definiuje on pojęcia retro-

manii wprost, gdyż wszelkie próby spełzają na niczym. 

Jest tak, ponieważ dotyczy ono zbyt wielu dziedzin, przez 

co trudno zamknąć je w jednej formułce. Może wkraść się 

zarówno do malarstwa, fotografii, mody, kolekcjonerstwa 

bądź przerodzić się w „kulturę rozpamiętywania”. Retro-

mania jest po prostu pozytywną manią, która zawiera 

w sobie nie tylko elementy szaleńczego fanatyzmu, ale 

także ekscytację czy entuzjazm, jaki wzbudza w fanach 

obiekt ich miłości

Retromański szał
Nikogo nie dziwi fakt, że twórcy kultury chętnie wykorzy-

stują retromanię w komercyjnym celu. Eksploatują utarte 

schematy i ukochane przez masy postaci, by stworzyć 

nową jakość, na tyle oryginalną, żeby przyciągnąć nową 

widownię, ale i zachwycić starych wyjadaczy. Nie bądźmy 

jednak tak surowi – sami twórcy także są fanami i mają 

bzika na różnym punkcie. Quentin Tarantino kocha kino 

Zgodnie ze znanym powiedzeniem lubimy te melodie, 
które już kiedyś słyszeliśmy. Coś w tym jest, że naj-
chętniej przyjmujemy to, co już znamy i co w pewnym 
sensie jest nam bliskie. Gdy oglądamy kolejny film 
Woody’ego Allena, czujemy się jak w domu. Przecha-
dzamy się wraz z bohaterami po ulicach Manhattanu 
czy Paryża i przeżywamy z nimi wciąż te same sercowe 
i psychologiczne rozterki, a towarzyszący im jazz działa 
jak balsam dla naszych dusz. Jako uczestnicy kultury 
popularnej chętnie sięgamy po utarte schematy narra-
cyjne czy gatunkowe. Dużą frajdę sprawia nam również 
doszukiwanie się intertekstualnych nawiązań, które 
współcześnie spotykamy na każdym kroku: w rekla-
mach, serialach, filmach.
Kolejna mania?
Te ciągoty do tego, co znane, są niczym innym jak wła-

śnie retromanią, która obecnie przeżywa swój renesans. 

Moda na retro wkroczyła w sferę kultury wszelakiej i zro-

biła to w wielkim stylu. Dowodem na to jest popularność 

wytworów opartych na zjawiskach, które niegdyś święciły 

triumfy i ponownie chcą wkraść się w łaski odbiorców. 

Bo któż nie pójdzie na kolejne spotkanie z Beatlesami, 

Sherlockiem Holmesem albo oprze się uniwersum 

Gwiezdnych Wojen?

Retromania stała się ostatnimi czasy po prostu modna, 

a nawet doczekała się publikacji na swój temat. Poświę-

Reżyserzy, artyści, pisarze też mają 
retromańskie zapędy i chcą tworzyć 
dzieła o tym, co kochają, stąd remaki, 
covery, intertekstualne gry i retro style 
w wielu tekstach kultury wszelakiej.

Filmowe oblicza 
retromanii
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muzyków. Zaczęły powstawać dzieła i dziełka dotyczące 

tego brytyjskiego zespołu, tym razem bez pietyzmu, 

z przymrużeniem oka, które stanowiły wyraz tęsknoty za 

Czwórką z Liverpoolu. Broadwayowski musical Beatlema-

nia, Sgt. Pepper’s Lonely Hearts Club Band czy fenomenalne 

The Rutles: All You Need is Cash rozliczały się z mitologią The 

Beatles, ale i stanowiły dla niej hołd. Na wiele sposobów 

wykorzystywano historię zespołu, ich styl, twórczość, iko-

nografię i wizerunek.

Dziś beatlemania ma się równie dobrze, jak w latach 

60.; twórcy nadal chętnie sięgają do uniwersum Beat-

lesów. Wysyp retromańsko-beatlemańskich filmów od 

lat utrzymuje się na stałym poziomie, jednak dwa z nich 

zasługują na szczególną uwagę. W Across the Universe Julie 

Taymor udowodniła, że ze starej materii można stwo-

rzyć coś oryginalnego. Wykorzystując formułę musicalu, 

wykreowała autonomiczne i autorskie dzieło. W przeboje 

mop-headów tchnęła nowe życie, czyniąc z ich wersów 

klasy B, Martin Scorsese muzykę lat 60., a George Lucas 

celtyckie baśnie; bez tego ich filmy nie byłyby takimi, 

jakie są. Reżyserzy, artyści, pisarze też mają retromań-

skie zapędy i chcą tworzyć dzieła o tym, co kochają, stąd 

remaki, covery, intertekstualne gry i retro style w wielu 

tekstach kultury wszelakiej. Film, jak i jego młodszy brat, 

serial, są najwdzięczniejszym polem dla zgłębiania róż-

norodności oblicz retromanii, stąd też posłużą mi jako 

materiał ich opisu. Przejawia się ona zarówno w tema-

tyce, estetyce, jak i postaciach, dzięki czemu tzw. klasyki, 

ikony popkultury zyskują nowe wcielenia.

Beatles, Sherlock, Star Wars – One More Time, Please
Beatlemania trwała krótko, mniej więcej trzy lata. Zdążyła 

jednak w tym czasie ogarnąć cały świat i zyskać miano 

największego szaleństwa XX wieku. W latach 70. powró-

ciła, tym razem w postaci II fali beatlamanii, kiedy to 

twórcy telewizyjni i filmowi ponownie sięgnęli po świat 
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Filmowa retromania przejawia się także w wykorzysta-

niu bohaterów literackich. Ożywają oni w adaptacjach, 

przez co stają się swego rodzaju ikonami kultury, które 

wchodzą do niej na stałe jako rozpoznawalne wszyst-

kim symbole określonego gatunku czy typu postaci. 

Jednym z najpopularniejszych bohaterów jest Sherlock 

Holmes, który doczekał się wielu kreacji aktorskich. Od 

tych bardzo klasycznych z lat 80., gdzie jest gentelma-

nem o genialnym umyśle i nienagannych manierach, po 

zupełnie odmienne, jak np. w filmach Guya Ritchiego. Ta 

z Sherlocka Holmesa i Sherlocka Holmesa: Gry cienia daleka 

jest od oryginału. Robert Downey Jr. jest tu playboyem, 

którego ego jest równie rozbuchane jak inteligencja, 

a wszak nietuzinkowe zachowania nie przystoją Sherloc-

kowi z kart powieści Conan Doyle’a. Dzięki temu bohater 

jest nie tylko bystry, ale i zyskuje urok osobisty i ikrę, 

której brakowało pierwowzorowi. Nowy Holmes zaczął 

odpowiadać współczesnym standardom kobiecego 

gustu, co przyciągnęło do kin nie tylko fanów kryminału, 

ale i amatorki męskich wdzięków.

O krok dalej poszli twórcy serialu BBC, którzy z Sher-

locka uczynili genialnego socjopatę. „Wrzucili” go we 

współczesny Londyn, gdzie jego błyskotliwy umysł jest 

wspierany zdobyczami nowej technologii oraz Watsona, 

który opisuje poczynania geniusza na blogu. Ponadto 

Holmesa wzbogacono problemami psychologicz-

cięte riposty, wyznania uczuć i manifesty postaci o imio-

nach zaczerpniętych wprost ze świata tekstów Lennona 

i McCartneya. Za pomocą słów piosenek i beatlesow-

skiej ikonografii reżyserka zbudowała realistyczny świat 

flower power, w którym młodzi ludzie zostają wrzuceni 

w wir rewolucji lat 60. Strona wizualna filmu stanowi 

zarówno próbę oddania stylistyki okładek płyt grupy, 

jak i atmosfery dekady, w której tworzyli największe 

dzieła. Fan Beatlesów znajdzie w Across the Universe mnó-

stwo smaczków, symboli, nawiązań, które ucieszą i oko, 

i ucho, a mniej rozeznany widz będzie się świetnie bawił 

przy dobrej muzyce i sprawnie opowiedzianej historii 

kontestacji.

Zupełnie inna jest retromania w wykonaniu Jarretta 

Schaeffera w Rozdziale 27. Odwracając dotychczasową 

perspektywę, postawił on w centrum Marka Chapmana, 

największego fana Johna Lennona, który stał się jego 

zabójcą. Film ten jest swego rodzaju retro Incepcją o budo-

wie szkatułkowej, ponieważ zawiera w sobie zarówno 

wyraz specyficznej beatlemanii oraz jest efektem retro-

manii, gdyż dotyka tematu Beatlesów w zapośredniczony 

sposób poprzez postać wielbiciela grupy. Fenomenalna 

gra Jareda Leto hipnotyzuje widza i rzuca nowe spojrzenie 

na pojęcie fana.
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mechanicznie, za pomocą zdobyczy animatica czy makiet, 

z minimalną cyfrową ingerencją. Czyż potrzeba dobitniej-

szego wyrazu retromanii? Wszyscy czekają na Gwiezdne 

Wojny, które zarówno historią, jak i formą wizualną, 

oddadzą klimat wcześniejszych części. Czekajmy więc na 

premierę.

Przywołane przeze mnie przykłady nie wyczerpują fil-

mowej retromanii, ale sygnalizują kilka jej tendencji od 

remake’ów, przez nawiązywanie do dawnych stylistyk 

i konwencji filmowych, po wykorzystanie postaci. Te 

ostatnie, dzięki wciąż nowym wcieleniom na kinowym 

ekranie, stają się ikonami kultury – tak rozpoznawalnymi 

i lubianymi, że każde odstępstwo od oryginału jest profa-

nacją bądź objawieniem. Jest to tendencja, która dobrze 

rokuje, gdyż pozwala wprowadzać w popkulturę wciąż 

nowe postaci i przybliżyć je szerokiej publiczności. Kto 

wie, kto dołączy jeszcze do Beatlesów, Hana Solo i Sher-

locka. Oby nie Justin Bieber. f

Patrycja Gut

nymi, wyolbrzymionym egocentryzmem i fizjonomią 

Benedicta Cumberbutcha, co spotęgowało efekt bycia 

tajemniczym i zimnym detektywem. Współczesny ento-

urage i nowe przypadki zbrodni zaadaptowane z powieści 

tak, aby mogły wydarzyć się współcześnie, przysporzyły 

Sherlockowi Holmesowi nowych fanów. Odmienny rys 

charakterologiczny i wiek XX sprawiły, że postać ta stała 

się złotym środkiem między pierwowzorem a oryginalno-

ścią kreacji.

Najbardziej oczekiwaną premierą roku są Gwiezdne 

Wojny: Przebudzenie mocy. Wszyscy fani czekają już na 

powrót do galaktycznego uniwersum. Trailer również 

narobił nam smaka na spotkanie z Hanem Solo oraz 

Chewbaccą w wersji Loreal. Odwieczny problem: czy 

lepsza jest stara, czy nowa trylogia, należałoby odłożyć, 

ale pogłoski mówiące, że nowa część Star Wars będzie 

zachowana w stylistyce tej starej, wzbudzają ekscytację 

widzów, co mówi samo za siebie. Twórcy twierdzą, że 

postarają się oddać styl Lucasa zarówno w scenografii, jak 

i prowadzeniu narracji, a efekty specjalne będą wykonane 
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od akceptacji ekipy filmowej, samej gwiazdy oraz dążenie 

do stworzenia dzieła zapadającego w pamięć. Rekor-

dzistką w tej sferze jest Edith Head. 35 razy nominowano 

ją do Oscara, z czego osiem razy otrzymała statuetkę na 

własność. W jej kreacjach występowała m.in. Audrey 

Hepburn, a sam Alfred Hitchcock zaprosił artystkę do 

współpracy 12 razy, co przy jego znanym stosunku do 

pracowników jest dość zaskakujące.

W czasach bliższych czytelnikom triumfy święci Colleen 

Atwood. Dotychczas doczekała się dziewięciu oscarowych 

nominacji. Jej zasługą są makabryczne, ale świetnie skro-

jone w estetyce gotyku stroje w dziełach Tima Burtona. 

Ciekawostką jest, że sferę kostiumów amerykańskie 

gremium dostrzegło dopiero w 1949 roku, zaczynając 

przyznawanie Oscarów w dwóch kategoriach: kostiumy 

w realizacjach czarno-białych oraz kolorowych. W 1957 

roku obie kategorie połączono w jedną, jednak już rok 

później powrócono do podziału, by niemal dekadę 

Popularne przysłowie mówi: „Nie szata zdobi czło-
wieka”. Sztuka kinematografii jednak wymusza na nas 
konieczność polemizowania z tą frazą...
Być może działa tu zasada: jeśli coś nie rozprasza, to 

znaczy, że jest poprawne. Czy ktoś oglądając współ-

czesne filmy, seriale czy nawet spektakle, zachwyca się 

pracą kostiumografów? Wątpię. Wystarczy natomiast 

film historyczny albo kostiumowy i rozpoczyna się seria 

peanów. Przykład z telewizyjnego podwórka – turecki 

serial Wspaniałe stulecie, który mocno utrudnia kontakt 

z większością społeczeństwa pomiędzy 16.00 a 18.00 każ-

dego dnia roboczego, komentowany i podziwiany jest nie 

z powodu wciągającej fabuły, a pięknych strojów właśnie.

Ikony stylu
Coco Chanel, Jean Paul Gaultier, Gianni Versace, Karl 

Lagerfeld, Christian Dior, Yves Saint Laurent – to tylko 

niektóre tuzy świata mody, dzięki którym zobaczyliśmy 

w filmach niezapomniane kostiumy. Nie tylko inspiro-

wali, ale także tworzyli kreacje do wielu kasowych dzieł. 

Bo obie przestrzenie – moda i film – wzajemnie przeni-

kają się na różnych polach, ucząc się od siebie, a także 

wpływając na kolejne realizacje.

Niedoceniana często praca kostiumografa nie należy 

do najprostszych. Prócz prozaicznych spraw, pokroju 

budżetu czy dostępności materiałów, pozostaje zależność 

Charyzma odtwórcy jest ważna, lecz 
status kultowości otrzymuje się za 
całokształt – a w tym wypadku strój 
staje się elementem dominującym.

A jednak zdobi?
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wencji poszczególnego tytułu wystarczy, że bohaterowie 

wdzieją określony element konfekcji, a my wychwytujemy 

nawiązania. Niewinni, o anielskich, wręcz androgynicz-

nych rysach, aktorzy tegorocznej premiery Disco Polo nie 

muszą przedstawiać swoich bohaterów. Ubiór jedno-

znacznie odwołuje do wspomnianych Funny Games. A my 

zaśmiewamy się z przemyconej aluzji, której nie potrzeba 

słów. Pod warunkiem, że kontekst jest nam znany.

Wydźwięk wspomnianego na początku aforyzmu 

jest bliski każdemu dziecku – najważniejsze jest to, co 

skrywa wnętrze człowieka, nie to, co przedstawia jego 

opakowanie. Gdyby jednak nie – często niedoceniana 

– kostiumologia, wiele z kultowych dzieł zostałoby zapo-

mnianych. Bo w końcu film bazuje na wizualności. Użyte 

w tym kontekście przysłowiowe szaty to nic innego jak 

sposób na wskazanie, wyróżnienie, a w końcu utrwalenie 

w pamięci potomnych. I to w pełni uzasadnione. f

Angelika Ogrocka

później, w 1967 roku, ostatecznie połączyć je w jedną 

kategorię kostiumową, co wiązało się z odchodzeniem 

od kręcenia w dwubarwnej formie.

Cytowany charakter
Emil Karewicz mawiał, że kostium jest jedynie opakowa-

niem aktora. Czymże jednak byłaby rola Chaplina bez 

jego wąsika, melonika, luźnych spodni i laski? Wyobra-

żacie sobie słynny chód bez całego tego anturażu? Albo 

Marylin Monroe śpiewającą, że kocha diamenty, w innej 

niż dopasowana, wibrująca różem sukienka? Charyzma 

odtwórcy jest ważna, lecz status kultowości otrzymuje się 

za całokształt – a w tym wypadku strój staje się elemen-

tem dominującym.

Przełamywanie schematów to jeden ze sposobów na zapi-

sanie się w pamięci. Zabawa z widzem odgrywa się także 

na poziomie doboru ubrań. Biel kojarzymy jednoznacznie 

z niewinnością. Cóż więc poradzić z sadystycznymi chłop-

cami z Funny Games albo Alexem DeLargem z Mechanicznej 

pomarańczy? Ascetyczne kostiumy dodają odgrywanym 

bohaterom charakteru. Łatwo poddajemy się manipula-

cji twórców i wierzymy, że pod nieskazitelną bielą kryją 

się czyste zamiary. Tymczasem ich minimalistyczne stroje 

stanowią kontrast do późniejszego zachowania.

Stroje to kopalnia cytatów: celowych i przypadkowych. 

Ponadto – niewypowiedzianych. Niezależnie od kon-
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Przypomina mi się taka anegdota, to zaczęło się od wieży 

Eiffla. Ktoś zapytał, jaki jest najpiękniejszy widok na 

Paryż i usłyszał, że z wieży Eiffla, bo po prostu stamtąd 

jej nie widać. Później ludzie tak samo mówili o Pałacu 

Kultury i teraz tak samo się śmieją ze Sky Tower. Czemu 

to jest ważne? Chodziło o to, żeby nie przegapić tego 

przełomowego dla Wrocławia momentu. Uważam, że 

to pierwsza od bardzo wielu lat tak poważna zmiana 

w mieście, która generuje nowe centrum, nowy punkt 

orientacyjny. Ciekawe jest też, że wieżowiec stanął na 

miejscu poprzedniego najwyższego budynku we Wrocła-

wiu, więc dokonana została taka podmiana: teren został 

wykupiony i został postawiony jeszcze wyższy budynek. 

To jest dla mnie trochę taka gra o tron.

Czy z każdej strony? Nie było takiego zamierzenia, żeby 

dokumentować to aż tak metodycznie, jak na przykład 

Kossakowski (Eustachy Kossakowski, autor serii 6 metrów 

od Paryża – przyp. aut.). To, co było dla mnie ważne, to 

przede wszystkim pokazanie tych ujęć w jak najbogatszej 

formie, to znaczy żeby na zdjęciach była zarówno stara, 

jak i nowa zabudowa, która też jest fascynująca. Pano-

Na wystawie projektu Obsesja, zrealizowanej w 2015 
roku we wrocławskiej galerii Entropia, można było 
zobaczyć liczne czarno-białe fotografie, których 
cechą wspólną był mniej lub bardziej widoczny w tle 
Sky Tower – jedyny wrocławski wieżowiec będący 
jednocześnie najwyższym budynkiem w Polsce. Dla 
zwiedzających wystawę stało się jasne, że w historycz-
nej stolicy Śląska stanął budynek widoczny z niemal 
każdego miejsca w mieście. 
Pochodzący z  Wrocławia Mateusz Palka stworzył 

pierwszy tak głośny projekt fotograficzny poświęcony 

współczesnemu wizerunkowi tej metropolii. Dwa inne 

jego projekty: Negocjacje i Otwarte także stawiają trudne 

pytania o społeczno-kulturową przestrzeń tego miasta. 

Schrony, resztki niemieckich napisów, areszt, zamknięta 

fabryka – to wszystko, niczym puzzle, składa się w pewną 

złożoną opowieść o Wrocławiu. Opowieść pełną znaków 

zapytania.

Dlaczego uważasz, że ważne jest, aby sfotografować ze 
wszystkich stron najwyższy budynek we Wrocławiu?

Tożsamość zakopana 
pod cienką warstwą 
ziemi – rozmowa 
z Mateuszem Palką
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zauważony wcześniej. Bardzo się staram, żeby poprzez 

fotografię został dostrzeżony. Wychodzę z założenia, że 

dobrze by było, gdyby fotografia pokazywała nam rzeczy, 

na które patrzymy, ale których nie dostrzegamy i to się 

czasem udaje, a czasem nie. Dlatego reakcje były bardzo 

różne – niektórzy ten problem zobaczyli, inni nie, przy 

czym wcale się nie upieram, że go trzeba zobaczyć. Moje 

odczucie względem tych fotografii i tego problemu też 

będzie ewoluować. Bierze się ono z pewnego kontekstu 

historycznego, architektonicznego: nie bez powodu na 

wystawie porównywałem ten budynek z ikonicznymi 

wieżą Eiffla i Pałacem Kultury. Każdy z nich ma pewne 

znaczenie polityczne. Ten kontekst odgrywa zatem rolę, 

a będzie się on zmieniał wraz z powstaniem innego cha-

rakteru zabudowy, zmianą władzy, ekonomii.

A skąd pomysł na nazwę tego projektu – kto ma obsesję 
i na punkcie czego?
Z jednej strony przypuszczano, że to ja mam obsesję na 

punkcie Sky Tower. Nie spodziewałem się takiej interpre-

tacji, ale jakiś rodzaj negatywnej fascynacji ten budynek 

na pewno musi we mnie budzić. Mnie natomiast chodziło 

raczej o obsesję budowania wzwyż, manię wertykalną. 

Zestawienie symboliki wertykalnej i horyzontalnej jest 

dla nas czymś bliskim i realizowanym bardzo różnie 

pośród różnych cywilizacji i kultur.

A zastanawiałeś się nad tym, dlaczego akurat we Wro-
cławiu powstał najwyższy budynek w Polsce? Chodzi 
o nastrój społeczny – przed budową Sky Tower dało się 
odczuć, że jest on we Wrocławiu sprzyjający powstaniu 
tej budowli: „fajnie, że będziemy mieli wieżowiec”.
Być może będzie to dosyć płytka analiza, ale przyczyny 

mogą być takie, że Wrocław był bardzo zniszczony. Po 

tym, jak został ogłoszony twierdzą, zrównano go z ziemią. 

Część kamienic została odbudowana, ale większość z nich 

została zniszczona i na ich miejscu stanęły bloki i współ-

czesna architektura. Ulica Powstańców Śląskich, jedna 

z piękniejszych we Wrocławiu przed wojną, z genialnymi 

kamienicami, świetnie zaprojektowana urbanistycznie 

– to przy niej stoi Sky Tower. To, że zabudowa tej ulicy 

została zniszczona w 90% mogło otworzyć furtkę na takie 

potrzeby społeczne czy na akceptację podobnych realiza-

cji architektonicznych.

ramę ulic podmiejskich z niskimi budynkami też bardzo 

często zamyka w tle ten wieżowiec. Chciałem pokazać 

tę różnorodność i to, jak bardzo ta budowla się wdziera 

w tkankę miejską, ale też w nasz sposób odbierania mia-

sta, bo postrzegam ją w kategoriach politycznych. To jest 

kwestia wizualnej manifestacji, Sky Tower ma duże sym-

boliczne znaczenie. Dominuje nie tylko fizycznie, ale też 

mentalnie nad miastem. Próbowałem sobie wyobrazić, 

co ludzie będą mogli myśleć o tej zmianie, jeżeli w ogóle 

będą ją zauważać.

Jak została odebrana twoja wystawa przez wrocławian?
Z fotografią jest tak, że jej odbiór – chyba najbardziej ze 

wszystkich sztuk – zmienia się w czasie i ponieważ doty-

kam bardzo aktualnego problemu, to on nie zawsze jest 
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Porozmawiajmy o  innym twoim – powstającym 
dopiero – projekcie, Negocjacje. Do czego w nim dążysz?
Ten projekt również wynika z mojego spojrzenia na mia-

sto, jako na wciąż konstruującą się przestrzeń społeczną, 

która szuka własnej tożsamości i która konfrontuje się 

z tym, co było. Projekt dotyczy obecności schronów we 

Wrocławiu, często jeszcze sprzed I wojny światowej. Jest 

ich bardzo dużo i zwróciłem uwagę, że te konstrukcje 

znajdują się w miejscach, w których mogłaby znajdo-

wać się obecnie jakaś zabudowa mieszkalna. Powstaje 

pewien konflikt architektoniczny. Na zasadzie takiego 

wewnętrznego zderzenia w tkance miejskiej pojawił mi 

się w głowie temat. On wciąż ewoluuje, bo nie chcę z tego 

robić opowieści takiej, jak Obsesja. Nie chciałbym, żeby 

było to bardzo metodyczne fotografowanie. Wolałbym 

poprowadzić tę narrację inaczej. Przede wszystkim robię 

ją już w kolorze i ten projekt wciąż jest otwarty.

Pojawia się w nim także zdjęcie więzienia. Jak w takim 
razie ono wpisuje się w ten kontekst tematyczny?
W trakcie pracy nad Negocjacjami – która, póki co, jest 

nazwą roboczą – zaczęły mnie też interesować inne 

miejsca we Wrocławiu. Takie, w  których też widać 

jakąś formę konfliktu, ale toczącego się już na innej 

płaszczyźnie. O ile schrony są konfliktem w zabudowie, 

dotyczą relacji między przeszłością, a teraźniejszością 

czy nawet przyszłością, to więzienia czy areszty, które 

zacząłem fotografować, pokazują ten konflikt nieco 

inaczej. Pewnych rzeczy nie dostrzegamy w  dzień. 

Przechodząc jakiś czas temu po zmroku obok jednego 

z aresztów we Wrocławiu, zauważyłem, że dopiero 

wtedy, przy odpowiedniej iluminacji, uwypukla się cała 

struktura budynku. Widać druty kolczaste, które aż się 

świecą od odbitego światła, widać elementy, które nam 

zupełnie umykają, kiedy w ciągu dnia idziemy tamtędy 

w pośpiechu. Myślę, że mogłoby to być pewną formą 

urozmaicenia projektu o schronach. Nie chcę skupiać się 

tylko na lokalnych kwestiach, bo nie chcę, żeby to było 

zakorzenione we Wrocławiu. Za każdym razem są to 

inne opowieści. We Wrocławiu zarówno areszt, jak i wię-

zienie są w przedwojennych, poniemieckich budynkach, 

więc w tym przypadku kontekst historyczny ponownie 

jest ciekawy i dziwny zarazem. Taki, o którym się wie, ale 
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samości. I to w sposób namacalny daje fotografia. Dla 

mnie jest to możliwość konfrontowania się ze światem 

minionym, ale też tym, który niby minął, a wciąż jeszcze 

jest i to jest w nim najbardziej fascynujące. Chodzi też 

o zaburzenia komunikacyjne – wydaje ci się oczywiste, 

że coś rozumiesz, że coś widzisz tak, jak być powinno. 

A potem nagle się okazuje, że nie, to jest czymś zupełnie 

innym, że jednak spod tego muru widzisz poniemieckie 

napisy i dostrzegasz coś nowego. I to są właśnie konfron-

tacje – one oczywiście odbywają się na szerszym gruncie, 

poziomie władzy, zarządzania miastem, pod pewnymi 

decyzjami politycznymi, ale najciekawsze są w nas, 

w naszych relacjach z miastem i w tym, czego możemy 

w nich doświadczyć.

Myślisz, że wrocławianie stanowią dzisiaj grupę spo-
łeczną? Uważasz, że mają świadomość wspólnego 
pierwiastka, czują się ze sobą jakoś realnie związani, 
czy istnieje to tylko na poziomie wspólnotowości 
geograficzno-administracyjnej: życia na tym samym 
terytorium, podlegania tej samej władzy?
Po pierwsze, coś takiego jak tożsamość mieszkańców 

jest i było związane z mieszczaństwem, które w Polsce 

przed wojną było jednak słabo rozwinięte. A po wojnie, 

kiedy wymieszano ludność (a Wrocław jest najlepszym 

przykładem tego zjawiska) powstał nowy problem. Iden-

tyfikowanie się z miastem przez ludzi, którzy cokolwiek 

mają z nim wspólnego wymagało i wymaga przynaj-

mniej kilku pokoleń. Wrocław pod tym względem jest 

oryginalny i bardzo trudny, dlatego raczej trudno mi 

mówić o istnieniu wrocławskiej tożsamości społecznej 

– konkretnie i klasycznie definiowanej. Wydaje mi się, 

że jej nie ma, o czym świadczy zarówno brak tradycji 

mieszczaństwa w Polsce, jak i kwestia przesunięcia lud-

ności. Z tą identyfikacją są czasem komiczne sytuacje, na 

przykład w kwestii Festung Breslau. Miasto się wykrwa-

wiło, obrona miasta była zabójcza dla tkanki miejskiej, 

dla ludzi, którzy tam mieszkali. Są bardzo różne, często 

skrajne sposoby identyfikowania się z jedną albo drugą 

stroną konfliktu. Wydawać by się mogło, że powinniśmy 

stać gdzieś na uboczu, poza tym. Tymczasem nie – bardzo 

często spotykam się z identyfikowaniem się mieszkań-

ców z broniącymi miasta wrocławianami (po przecinku 

Niemcami). Być może tak we Wrocławiu realizuje się 

jak się pomyśli, to się zaczyna wydawać ciekawe, trochę 

mroczne. Zachowana jest pewna ciągłość – trudna, pro-

blematyczna, ponadnarodowa. Od pewnego czasu jest 

mi bardzo bliskie spojrzenie na rzeczywistość Jeffa Walla. 

Myślę, że pewne inspiracje bardzo zaangażowaną spo-

łecznie fotografią Kanadyjczyka można dostrzec i w mojej 

pracy. Taką, która – niekoniecznie politycznie, ale społecz-

nie – odwołuje się do rzeczy niewygodnych, konfliktów, 

skrywanych emocji i wydarzeń.

W opisie projektu Otwarte czytam, że chciałeś w nim 
podjąć kwestię otwartej tożsamości Wrocławia i wro-
cławian. Nasuwa się skojarzenie z książką Gregora 
Thuma Obce miasto. Wrocław 1945 i potem dotyczącą 
kwestii wypędzenia niemieckich mieszkańców po woj-
nie. Czy uważasz, że Wrocław dla wrocławian jest wciąż 
miastem obcym?
Myślę, że element obcości jest czasem dobry i mobili-

zujący, bo wyrywa nas z bezwolności i bezmyślności. 

Zasadniczo uważam, że nie jest obcy, aczkolwiek są takie 

momenty i miejsca, które wywołują efekt dysharmonii 

czy niedopasowania. Ta tożsamość była na początku 

bardzo brutalnie, instrumentalnie i zewnętrznie wpro-

wadzana. Teraz kształtuje się ona bardziej naturalnie 

i dobrowolnie przez mieszkańców, turystów. Wrocław 

nie jest obcym miastem, ale jednocześnie ma w sobie 

dużo obcości, takich miejsc, gdzie możemy się zastano-

wić, dlaczego tutaj jesteśmy, gdzie pójdziemy dalej, co 

będziemy robić z naszym miastem i co warto z nim robić, 

a czego nie.

Z  tego projektu wyłania się obraz miasta, które 
jest tak naprawdę w budowie. To oczywiście można 
odczytać jako metaforę konstruowanej tożsamości. 
W wywiadzie udzielonym Urbanautice powiedziałeś, 
że chciałbyś, aby twoja fotografia skłaniała do zadawa-
nia pytań. A jak odpowiedziałbyś na pytanie, na czym 
opiera się dzisiejsza tożsamość wrocławian? Bo jeśli 
budujemy tożsamość, to znaczy, że już coś pod drodze 
osiągnięto.
Trudno mi mówić o tożsamości jako o czymś ogólnym, 

zastanym, opisywalnym i konkretnym. Warto opisywać 

tę tożsamość, która się rodzi na styku naszego widzenia, 

postrzegania, wrażliwości i miasta, w którym żyjemy. 

To są takie lokalne, partykularne, uwewnętrznione toż-
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względami we Wrocławiu mit o lwowskiej tożsamości 
i kulturze dzisiejszych mieszkańców?
Rzeczywiście, jest to pewien mit, bo aż tak wielu lwowia-

ków nie przyjechało do Wrocławia, natomiast znaczną 

część z nich stanowili literaci, intelektualiści; ludzie, którzy 

rzeczywiście tworzyli to miasto na nowo. Mieli duży wpływ 

na jego charakter. Z punktu widzenia fotograficznego to 

niesamowite, jak mało w latach 40. powstawało fotografii 

dotyczących tych trudnych tematów. Żeby zobaczyć dobre 

fotografie powojennej Polski, oglądamy Johna Vachona, 

Henry’ego Cobba albo Geralda Cowsona. Świetne fotogra-

fie, tylko że nie nasze. To nie jest zarzut – może stało się 

tak dlatego, że oni byli wysłani tutaj jako fotoreporterzy 

i mogli sobie pozwolić na bezkompromisowe i chłodne 

spojrzenie, czego być może nam wtedy trochę brakowało.

A czy w dzisiejszej kulturze i pamięci Wrocławia jest 
jeszcze miejsce na jakiś śląski mianownik, który został 
nie tylko zapomniany, ale wręcz zakopany wraz z wyjeż-
dżającymi stamtąd po 1945 roku Niemcami?
Trudno mi odpowiedzieć na to pytanie. Wszystko bierze 

się z jakichś spotkań, zderzeń i konfrontacji, a o nie dzisiaj 

łatwo, więc czemu nie? Teraz jest prościej, wszystko jest 

możliwe. Niemcy od dawna przyjeżdżają oglądać swoje 

domy i pewne idee mogą kiełkować podczas tych spotkań, 

konfrontacji międzynarodowych.

mit obrony, powstania, bezkompromisowej walki. Nie 

mam żadnych uprzedzeń, natomiast jest dla mnie czymś 

niewyobrażalnym, że kompletnie nieodpowiedzialne 

niemieckie decyzje polityczne mogą zdobywać uznanie 

wśród współczesnych wrocławian. To może oznaczać, 

że istnieje potrzeba identyfikacji z tymi przedwojen-

nymi mieszkańcami. Potrzeba nie do końca racjonalna, 

ale istnieje. A skoro tak, to znaczy, że ta tożsamość jest 

w pewnym sensie wybrakowana.

Sam mówisz, że w swojej pracy fotograficznej inte-
resujesz się pamięcią. Fotografia w sposób oczywisty 
związana jest z pamięcią, a tymczasem Wrocław jest 
współcześnie jednym z rzadziej fotografowanych miast. 
Czy nie jest trochę tak, że ty stawiasz pytania, których 
we Wrocławiu nikt nie chce stawiać – o bolesną, niewy-
godną dla wielu mieszkańców przeszłość?
Pewnie tak jest, że ludzie nie chcą stawiać pytań i że to jest 

trudne, ale to bywa też ciekawe. Jest też wielu innych zada-

jących pytania o Wrocław. Być może nie zajmują się tymi 

problemami od strony fotograficznej, natomiast istnieje 

wiele realizacji społecznych czy kulturalnych dotyczących 

zjawisk historycznych czy tożsamościowych miasta.

A jak w tym wszystkim, w tej niemieckiej przeszło-
ści odnajduje się bardzo odczuwalny pod wieloma 
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śmy tak bardzo blisko i na czasie, że należałoby usunąć 

pewne elementy, które nie są potrzebne. Myślę, że do 

tematu Negocjacji warto podejść inaczej. W fotografii 

czarno-białej widzisz więcej kształtów i światła, a w kolo-

rze pewne rzeczy mogą ci umknąć, a inne odciągać twoją 

uwagę. W przypadku fotografowania architektury, to 

czerń i biel uwypukla kształty, fakturę i światło. Zupeł-

nie inaczej się dzieje w kolorze, więc zastosowanie tych 

materiałów miało też walor praktyczny. To zupełnie inne 

myślenie o fotografii.

Dlaczego fotografujesz wielkim formatem?
Korekcja perspektywy, zachowanie pionów – w przypadku 

fotografowania architektury jest to niezbędne. Nie chodzi 

mi o jakiś radykalizm, ale o możliwość pokazania tego, 

jak się widzi, a nie jak obraz pada na matówkę aparatu. 

Po drugie, jest pewien satysfakcjonujący mnie poziom 

jakości odbitek, który można tym aparatem osiągnąć. 

Bardzo ważne jest, że masz skończoną ilość negatywów 

w kasetach. Jesteś zmuszony dobrze się zastanowić przed 

naciśnięciem spustu migawki. Już samo rozkładanie apa-

ratu i mierzenie światła zajmuje czas, a ja wielokrotnie 

rozkładałem sprzęt, mierzyłem światło i chowałem aparat. 

Z mojego punktu widzenia praca w technice analogowej 

wymusza ciągłą refleksję, czy naprawdę uzyskamy ocze-

kiwany efekt. Czekanie na wywołanie materiału bardzo 

rozbudza wyobraźnię, myślenie o obrazie i świecie, bo ma 

się to niejako w głowie. Próbujesz sobie to przypomnieć, 

myślisz też, czy dobrze wyszło. Tak naprawdę ten proces się 

nie kończy. On ma miejsce zanim jeszcze rozstawisz aparat, 

więc musisz to sobie wyobrazić zanim go w ogóle wycią-

gniesz z torby. Ta nieustanna refleksja pozwala uniknąć 

błędów, ale przede wszystkim ćwiczy myślenie, wyobraź-

nię i wyczula na kwestie wizualne, które mogłyby umknąć, 

gdyby proces powstania fotografii był szybszy i łatwiejszy. 

Jest to wartościowa technika, choć także uciążliwa.

Masz już zaplanowaną kolejną wystawę?
Wystawa może odbyć się jeszcze nawet pod koniec tego 

roku we Wrocławiu. Poświęcona będzie projektowi, który 

zrobiliśmy z Maciejem Hermanem. Nazwaliśmy tę serię 

Biblioteka. Portret wielokrotny. To opowieść o bibliotece 

w ogóle, ale też o jednej, niewielkiej wrocławskiej biblio-

tece, która sama w sobie, jako instytucja, jest dla nas 

Twoim zdaniem Wrocław to żyzna przestrzeń do 
fotografowania?
Ogromnie! Dla kogoś, kto jest zainteresowany tą mniej 

formalną stroną fotografii czy kwestiami społeczno-kul-

turowymi, jest to potężne bogactwo tematów. Niewiele 

jest chyba miast o tak dziwnej historii, tak pokręconej 

i znajdującej się na wyciągnięcie ręki. Są to rzeczy, których 

możemy dotknąć w każdej chwili, wyciągnąć zza kanapy 

czy z regału i tego doświadczyć. Jednocześnie Wrocław 

jest też małym miastem, więc daje dużo możliwości na to, 

by pewne osoby się ze sobą spotykały a pewne elementy 

ze sobą konkurowały. Jest to dosyć małe naczynie z dużą 

ilością ciekawych składników.

Wspomniałeś, że przy Negocjacjach używasz koloru. 
Dotychczas pracowałeś tylko w czerni i bieli, nagle 
pojawia się materiał kolorowy, Kodak Ektar. Dlaczego?
Nie jest to jakaś ostateczna deklaracja zmiany estetyki, 

natomiast zobaczyłem, że warto. Wszelkie pozytywne 

aspekty fotografii czarno-białej, które sobie cenię, abso-

lutnie nie zniknęły, pojawiły się jednak nowe po stronie 

fotografii kolorowej. W fotografii zawsze stawia się pyta-

nie, na ile uciekać od rzeczywistości, a na ile się do niej 

zbliżać. W przypadku projektu o Sky Tower wyszedłem 

z założenia, że jednak warto zrobić krok do tyłu, bo jeste-
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ciekawa. Przemiany, którym podlega, są ważne. Z drugiej 

strony, ze względu na nagłe odejście jednego z pracow-

ników placówki podczas realizacji projektu, jest to też 

opowieść trochę o życiu i śmierci. To bardzo smutny, 

ale jednocześnie znaczący element całej fotograficznej 

opowieści.

Masz swoje ulubione miejsce we Wrocławiu? Może być 
takie, z którego widać Sky Tower.

Bardzo lubię dwa lasy. Jeden, Rędziński, został przedzie-

lony przez most i nie jest już taki, jak kiedyś. Był bardzo 

dziki i stanowił niesamowitą enklawę niedaleko centrum 

miasta. Bardzo dziwnym miejscem we Wrocławiu, które 

również lubię, jest Las Rakowiecki na południowym-

-wschodzie Wrocławia. Stanowi on najprawdopodobniej 

gruzowisko po wyburzonych niegdyś kamienicach, 

gdzie można się doszukać jeszcze stanowisk armat 

przeciwlotniczych. Tam lądowały wszystkie elementy 

z wrocławskich kamienic zaraz po wojnie, a być może 

nawet za czasów Festung Breslau, bo przecież budynki 

były wyburzane jeszcze przez Niemców. Znajdowały 

się tam różnego rodzaju pamiątki z Breslau, które były 

potem sprzedawane na targu staroci na Niskich Łąkach. 

Wystarczyło kopnąć nogą, by wydobyć spod korzenia 

filiżankę ze swastyką albo ceramiczny korek od piwa Kip-

kego. Fascynujące miejsce, choć pewnie już przebrane. 

Wszystko było tam na wyciągnięcie ręki, a to była nasza 

tożsamość zakopana pod bardzo cienką warstwą ziemi. f

Rozmawiał: Filip Stańczyk

fot. Mateusz Palka
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się jej wymykać dzieła przekraczające  to, co akcepto-
walne i zwykłe.

Ciało nagie, ciało rozwarte, ciało wydalające
Nagość w sztuce istniała o wiele wcześniej niż fotografie 

japońskiego mistrza aktu Arakiego. Zupełnie inaczej niż 

w kategoriach nagości traktowano boginie, kobiece sym-

bole płodności czy akademickie wyrazy kanonu. Nagość 

w tych przypadkach była usprawiedliwiana wyższymi 

ideami – estetycznymi lub religijnymi. Kiedy w 1865 roku 

Édouard Manet wystawił Olimpię – dumną i wyniosłą, bez-

czelnie spoglądającą z obrazu prostytutkę o trupio bladej 

Przesunięte granice wytrzymałości i postępująca eks-
ploracja ludzkich granic poznania oraz doświadczenia 
wydają na świat akty sztuki coraz bardziej szokujące. 
W swej dyskusyjnej moralności dzieła te posługują 
się rozmaitymi  dyskursami, zawsze jednak wywo-
łują zaplanowany uprzednio efekt – rozgłos i reklamę. 
Wydawać by się mogło, że nic nie sprzedaje się tak 
dobrze, jak soczysty lub krwawy skandal, nawet jeśli 
jest zamknięty w murach galerii sztuki. Wiele w tym 
prawdy, choć, jak się okazuje, nie tylko artyści XXI 
wieku wytrącali swoją publikę ze strefy komfortu. 
Definicja sztuki wciąż jest otwarta, jednak zaczynają 

Golizna, płyny 
ustrojowe i martwe 
konie. Plugastwo, 
maszkara i szpetota. 
Czy sztuka uległa 
modzie na wzbudzanie 
kontrowersji 
i szokowanie?
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sztukę łatwo interpretowalną sprawiają, że dzisiejsze 

wykorzystanie zwierząt w sztuce szokuje, budzi sprze-

ciw i niedowierzanie. Wyłączenie zwierząt z praktyk 

symbolicznych i rytualnych, nawet jeśli wciąż pozostają 

one w sferze sztuki, spotyka się z oporem społeczności, 

uznających paradoksalnie jedne zwierzęta za zdatne do 

spożycia, a na inne nakładające tabu konsumpcji (np. 

spożywanie wołowiny i psiego mięsa).

Człowiek połknięty, człowiek przeżuty, człowiek 
wypluty
Zbigniew Libera tworząc zestaw klocków LEGO, z któ-

rych ułożyć można, a wręcz należy, obóz koncentracyjny, 

wykorzystał wiele nietykalnych dotąd symboli. Zwrócił 

uwagę, że wielkie narracje przemielone przez popkulturę 

tracą swoją wagę i pozostają jedynie wydmuszką, o której 

rozmawia się w szkołach, przerabiając Medaliony Nałkow-

skiej. Nie analizuje się ich w kontekście człowieczeństwa, 

na znak protestu przeciwko myślom trudnym i budzącym 

niepokój. Do buldożerów społecznego spokoju zaliczają 

się jednak nie tylko artyści spod znaku sztuki krytycznej. 

Pablo Picasso, Marcel Duchamp, Kazimierz Malewicz 

i wielu innych łamało zasady sztuki, szokując publikę 

i tworząc dzieła do dziś przez wielu niezrozumiane lub 

oskarżane o tanią prowokację.

Sztuka niewątpliwie rządzi się modami, podobnie jak 

nauka czy ekonomia. Wśród całych rozmaitości zja-

wisk ulotnych i chwilowych istnieją również takie, które 

przetrwają wieki. Na przestrzeni stuleci zmieniało się 

społeczeństwo, moralność i etyka – dlatego  też coraz 

dalej wiły się drogi perwersji, niedowierzania i oburzenia. 

Coś, co dziś uznajemy za normę, kiedyś musiało stać się 

przełamanym tabu. W którą stronę zmierza sztuka – nie 

wiadomo. Pewne jest jednak, że nigdy nie przestanie nas 

zadziwiać. Więc jeśli czasami nie do końca ją rozumiemy, 

to nieważne –  kiedyś i tak zostanie uznana za nudną 

i akademicką kalkę. f

Mateusz Sądaj

skórze – doszło do rękoczynów na samym obrazie. Z per-

spektywy czasu i po doświadczeniach Mariny Abramovic, 

ludzka nagość nie stanowi dla odbiorcy wyzwania, jednak 

wciąż istnieją dlań sfery, które pozostają przemilczane. 

Reinkarnacja Świętej Orlan to akt zmiany własnej twarzy 

za sprawą operacji plastycznej. Orlan, próbując zbliżyć 

się do kanonów piękna zaczerpniętych ze sztuki (Mona 

Lisa, Wenus Botticellego), sięgnęła po skalpel, niszcząc 

bezpieczną perspektywę artysty tworzącego. Z podobną 

problematyką zmierzyła się Katarzyna Kozyra w zapisach 

wideo zarejestrowanych w budapesztańskiej łaźni. Roz-

suwając zasłonę materiałów, obnażyła ludzką cielesność, 

wywołując poruszenie zarówno etyków, jak i widzów. 

Zw i e r zę  u ś w i ę c o n e, z w i e r zę  s p oż y te, z w i e r zę 
zamordowane
By odnaleźć akty jawnego i uświęconego krzywdze-

nia zwierząt i innych żywych organizmów, najłatwiej 

sięgnąć po bioartowskie praktyki genetycznych modyfi-

kacji. Budzące grozę hodowanie dodatkowego ucha na 

grzbiecie myszy jest oczywistym przykładem tych dzia-

łań, jednak pierwszych symptomów teatru okrucieństwa 

należy szukać już w malowidłach z Lascaux. Obrazy 

polowań na mamuty są nie tylko świadectwem prehi-

storycznego stylu życia, ponieważ można rozpatrywać 

je także jako estetyczne zamiłowanie do upamiętniania 

i rozpamiętywania okrucieństwa. Przez wieki zwierzęta 

za sprawą przekonania o ich niższej pozycji względem 

ludzkich istot były obiektami uciech tłumu. Rzymskie 

walki gladiatorów i średniowieczne sądy zwierząt to 

tylko wybrane epizody z historii, w których kluczową 

rolę odgrywały zwierzęta władające jedynie instynktem 

w obliczu wymyślnych ludzkich praktyk symboliczno-

-rozrywkowych. Aktualne działania artystyczne u swoich 

podstaw ideowych nie są diametralnie odmienne, jed-

nak żywa dyskusja na temat etyki w sztuce, masowe 

media mącące konteksty i publiczność nastawiona na 

Na przestrzeni stuleci zmieniało się społeczeństwo, 
moralność i etyka – dlatego  też coraz dalej wiły się 
drogi perwersji, niedowierzania i oburzenia. 
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nego przedmiotu. Brak literatury dodatkowo komplikuje 

sprawę – maturzyści zwracając się do jedynego znanego 

im źródła informacji, czyli sieci internetowej, pozyskują 

wiedzę przypadkową, chaotyczną i nie mają możliwości 

jej pogłębiania.

Kolejnym problemem pozostaje brak infrastruktury dla 

młodych artystów, którzy pragnąc tworzyć własne prace, 

napotykają pustkę instytucjonalną. Jedynym rozwiąza-

niem okazuje się remont podupadłych domów kultury, 

klubów i kin lub adaptacja obiektów postindustrialnych. 

Te trudności popychają twórców do tanecznej emigra-

cji, najczęściej do krajów Europy zachodniej lub Stanów 

Zjednoczonych, gdzie są w stanie zdobyć formalne 

wykształcenie i realizować własne projekty.

Inną palącą kwestią jest finansowanie działalności 

tanecznej. Artyści ubiegają się o środki głównie z gran-

tów ministerialnych, konkurując z liczniejszymi i o wiele 

bardziej doświadczonymi środowiskami: teatralnym 

i muzycznym. Niestabilność finansowa uniemożliwia 

podjęcie długofalowej strategii wspierania rozwoju lokal-

nego środowiska tanecznego, pogłębionej edukacji oraz 

profesjonalnej działalności dokumentacyjnej i wydaw-

niczej. Granty pozwalają zwykle na produkcję jednego 

lub dwóch spektakli, w najlepszym wypadku także na 

organizację przeglądu lub cyklu warsztatów. Głównym 

hamulcem rozwoju tańca w Polsce stały się zarówno sła-

Polski system kulturalny nierzadko bywa odtwór-
c z y. Ta ś m owo  c ze r p i e  z   w zo rc ów  z a c h o d n i c h , 
niejednokrotnie kaleko przekuwając sukces innych 
we własną porażkę. W obszarze tańca zapożyczenia te 
sprowadzają się głównie do rozwiązań komercyjnych 
i marketingowych, dotyczących przede wszystkim 
działalności amatorskiej. Przemysł taneczny w Polsce 
kuleje, a my nadal jesteśmy na początku drogi eksplo-
racji tej efemerycznej dziedziny sztuki.

Taneczna mizeria
Szkolnictwo w zakresie tańca w naszym kraju rozwija się 

bardzo ospale. Wciąż istnieje relatywnie niewiele miejsc, 

gdzie można uzyskać dyplom tancerza, choreografa czy 

teoretyka tańca. Prócz szkół baletowych istnieje spora 

ilość instytucji, które coraz częściej, zamiast kształceniem 

zawodowych tancerzy i świadomych krytyków, zajmują 

się taśmową produkcją instruktorów tańca i animatorów 

kultury. Niewątpliwym przyczynkiem profesjonalnego 

nauczania stało się utworzenie w 2007 roku z inicjatywy 

Jacka Łumińskiego Wydziału Teatru Tańca w Bytomiu ze 

specjalizacją aktor-tancerz.

Również w szkołach średnich edukacja taneczna wła-

ściwie nie istnieje. Wprowadzenie wiedzy o tańcu jako 

przedmiotu maturalnego nie zostało poprzedzone 

(a powinno!) wdrożeniem wiedzy o tańcu jako wykłada-

Tańcz, Polsko, 
tańcz!
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szkolenie warsztatowe popularyzuje taniec, prowadzi rów-

nież do przekonania, że wszelkie tajniki wiedzy tanecznej 

można poznać po odbyciu kilku kursów. Zaangażowanym 

pedagogom utrudnia to pracę z dzisiejszą młodzieżą, 

która często nastawiona jest na szybkie efekty i pisany 

sukces. Tu i teraz – płacę, więc wymagam.

Sztuka do odkrycia
Marketing trafnie wychwycił drzemiące w tańcu możli-

wości, sprytnie łącząc je z trendem na bycie fit. Skorzystał 

także przemysł odzieżowy, który nieźle na tańcu zaro-

bił. I tak oto pojawiły się zumba, aerobik dance czy belly 

dance, a wraz z nimi specjalistyczna garderoba o szcze-

gólnych walorach estetycznych i użytkowych. Promocja 

tańca sama w sobie jest bardzo pozytywnym zjawiskiem, 

o ile wiąże się z wysoką jakością usług. Niestety, w szko-

łach i szkółkach tańca poziom nauczania nie zawsze jest 

wystarczający, a górę bierze dobra stylówa i taneczny lans. 

Brzmi pesymistycznie? Bez obaw. Z odsieczą przychodzi 

taniec profesjonalny. Choć nadal jest to hermetyczne 

środowisko, skupia ono na ogół najbardziej zainteresowa-

nych. Nie mówi się o nim i nie pisze – a więc i nie obciąża 

całym pasmem komercyjnych wpływów. Zawodowcy dzia-

łają w ukryciu, z pokorą i nadzieją, że los i ojczyzna kiedyś 

się do nich uśmiechną.

Bez stworzenia silnej reprezentacji środowiska tanecz-

nego oraz planu wsparcia rozwoju tańca w Polsce nie 

będzie możliwa zmiana jego dotychczasowego eksten-

sywnego, ale chaotycznego rozwoju w proces racjonalny. 

Rosnącej liczbie osób zajmujących się tańcem nie towa-

rzyszy proporcjonalny wzrost poziomu artystycznego, 

a zwiększającemu się poziomowi technicznemu tancerzy 

nie odpowiada znaczący rozwój sztuki choreograficznej. 

Wydaje się, że ciągle jeszcze ilość propozycji kulturalnych 

ważniejsza jest niż ich jakość, a niski poziom artystyczny 

proponowanych projektów spotyka się z niekompetencją 

prezenterów i decydentów. Jeżeli zależy nam na rozwoju 

sztuki tanecznej w Polsce, to czeka nas wszystkich (arty-

stów, menedżerów, odbiorców i rządzących) wiele lat 

pracy u podstaw oraz samokształcenia. A co do mody – jak 

szybko coś staje się modne w telewizji, tak szybko prze-

mija. Polacy przestali tańczyć, zaczęli gotować. f

Joanna Brodniak 

fot. Aleksander Sobala

bość i niezorganizowanie środowiska tanecznego, jak 

i marginalne traktowanie tańca jako sztuki przez władze 

lokalne i państwowe.

Taniec instant
W Polsce nigdy nie było (i nadal nie ma) rynku tanecznego 

– profesjonalnego i zinstytucjonalizowanego. Pojawiła się 

za to moda, która trwa do dziś. Sytuacja tańca zaczęła się 

zmieniać, ale czy aby na pewno na lepsze? Media wyho-

dowały popyt na taniec wraz z nadejściem pierwszych 

tanecznych formatów telewizyjnych. Finał pierwszej edycji 

Tańca z gwiazdami obejrzało aż osiem milionów Polaków 

(dla porównania informacyjne Fakty skupiają codziennie 

przed odbiornikiem niespełna trzy miliony widzów). To 

prawdziwy fenomen, na którym każdy próbuje ugrać, ile 

tylko się da. Kolejny przełom nastąpił wraz z pojawieniem 

się drugiej tanecznej produkcji TVN You Can Dance – Po pro-

stu tańcz!, w której rolę idoli przejęli „zwykli ludzie”.

W pierwszym przypadku telewizja zaczęła kreować 

gwiazdy na dobrych tancerzy, w drugim nie najlepszych 

tancerzy na gwiazdy. Krzywdzący jest to osąd względem 

osób faktycznie posiadających umiejętności i wrażliwość 

taneczną. Mam jednak na myśli to, że w programach 

typu talent show ciężka praca i wspaniały warsztat nieraz 

ustępują miejsca bardziej medialnym elementom, jak 

ciekawa osobowość czy tkliwa historia życia – czyli tanim 

emocjom. Nietrudno zauważyć, że proporcje pomiędzy 

profesjonalnymi tancerzami, wystawiającymi się na ocenę 

jury, a eufemistycznie mówiąc „tanecznymi klaunami”, 

z których telewizja robi pośmiewisko, nierzadko stają 

się odwrócone. By wpisać się w pamięć i wkupić w łaskę 

widzów nie trzeba wcale wygrać. Występujący w tanecz-

nych show wykorzystują swoje pięć minut sławy, z hukiem 

wchodząc w świat show-biznesu – grając w serialach czy 

otwierając kolejne szkoły tańca sygnowane ich, chwilowo 

znanym, nazwiskiem.

Demokratyzacja tańca za sprawą telewizji ma swoje plusy 

i minusy. Programy te udowodniły, że tańczyć każdy może 

– trochę lepiej lub (częściej) trochę gorzej. Po emisji pierw-

szych edycji programów szkoły tańca w całej Polsce zaczęły 

wyrastać jak grzyby po deszczu, a do niektórych zapisać się 

było równie trudno, jak zapisać dziecko do przedszkola. 

Wśród chętnych znaleźli się emeryci, młodzież, dzieci – 

wszyscy chcieli tańczyć tak jak ich telewizyjni idole. Choć 
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Czym jest dla Ciebie taniec? Pytam, bo tańczysz salsę, 
a wydaje mi się, że ten taniec wiąże się z pewnym sto-
sunkiem do ciała. 
Jest możliwością ucieczki od codziennej rutyny. Możesz 

pokazać siebie, zmienić się w inną osobę, jeżeli tego 

wymaga choreografia. Ale przede wszystkim jest to jakaś 

mowa, która nie jest tak banalna jak słowa, bo ruchem 

ciała można wyrazić dużo więcej. 

Czym jest zatem ciało w  tańcu? Jak ono się czuje 
w salsie?
Zacznę od tego, że taniec nie powstałby w ogóle, gdyby 

nie muzyka. Najpierw pojawia się właśnie muzyka, jakiś 

styl – reggae, hip-hop, cokolwiek – później porywa ludzi 

do różnych ruchów, a jeszcze później powstaje z tego 

połączenia jakiś styl taneczny – kroki, które są schema-

tem, zapisanym albo umownym. Jeżeli chodzi o tańce 

W ciągu prawie 10 lat miałam kilka podejść do nauki 
tańca towarzyskiego. Zawsze kochałam tańczyć, ale 
za każdym razem zniechęcały mnie rygor i brak możli-
wości wyjścia poza schemat, a także pretensjonalność 
tancerzy. Od tej pory utożsamiałam naukę tańca 
z pokonywaniem ograniczeń swojego ciała, które długo 
walczyło o wygodę i w końcu wygrało. Jednak ostat-
nio, dość przypadkowo, wylądowałam na salsotece. 
Urzekło mnie to, że na ten krótki czas trwania imprezy 
przestrzeń lokalu zamieniła się w kubańską ulicę. Ulicę 
zabawy, gorących rytmów i niczym nieskrępowanej 
ekspresji.
O tym, co w salsie jest wyjątkowe, co sprawia, że coraz 

więcej osób pragnie dać się jej ponieść oraz jak wygląda 

dziś taniec na Kubie, opowie Eryk Januszyk – instruktor 

w szkole La Clave, mistrz salsy i obieżyświat, któremu ten 

taniec wyznacza kolejne kierunki podróży. 

Salsa jak Marek 
Grechuta – wywiad 
z Erykiem Januszykiem
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rozluźnione, ale to nie znaczy, że nie wymagają one tej 

świadomości. Nie wymagają za to opanowania techniki, 

bo nikt nigdy nie napisał książki „Kroki salsy”. Na świecie 

istnieje ponad 30 rodzajów salsy. Wszystkie kraje z rejonu 

Ameryki Południowej mają swoje odmiany, a w USA 

powstały nawet takie jej rodzaje, jak salsa Los Angeles, 

New York style. Mamy salsę kolumbijską, kubańską, wiele 

różnych odmian i nie da się spisać tych wszystkich kroków 

– każdy tancerz tworzy swój styl. 

A takie podejście do ciała w tańcu – swobodne i luźne 
– wiąże się jakoś z faktem, że salsa pochodzi właśnie 
z tamtych rejonów świata? 
Możemy powiedzieć, że wszystko pochodzi z Afryki. Ple-

miona, które trafiły na Kubę, trafiły też na wyspy wokół, 

a także do Brazylii czy Peru. Mało tego, we wszystkich tych 

krajach występują podobne wierzenia, ale połączone 

z elementami różnych kultur. Tańce ewoluowały, ale dalej 

są raczej skakane i luźno tańczone. Gdyby ciało miało się 

wtedy spinać i tańczyć do bardzo szybkiego tempa, to 

nie wytrzymałoby nawet minuty. Wolne tempo nadaje 

tańcowi elegancji, dlatego Europa tańczyła sztywno i bez 

szaleństw, nie licząc oczywiście folkloru. 

Widząc ludzi tańczących walca angielskiego, możemy 
poczuć brytyjski dystans. Gdy ogląda się tango, czujemy 
temperament Argentyny. Czy to, jak się tańczy teraz 
salsę, jest odbiciem współczesnej kultury kubańskiej?
Folklor kubański polega na tym, że mamy pięć różnych 

religii. Najważniejszą jest Yoruba, w której możemy 

wyróżnić wielu orisha. Każdy z nich ma swoje cechy 

charakteru, osobowość, atrybuty, czymś się opiekuje, 

podobnie jak święci w chrześcijaństwie.

Santeria to połączenie Yoruby i chrześcijaństwa. Na czym 

ten miks polega? Każdy orisha odznaczał się główną 

cechą. Kiedy Afrykanie byli na Kubie zniewoleni, nadal 

wyznawali swoich orisha, ale kolonizatorzy próbowali 

ich chrystianizować. Takie zmiany religii wiązały się po 

prostu z łączeniem własnych wierzeń z tymi chrześcijań-

skimi, np. za pomocą kolorów. Weźmy świętą Barbarę. 

W chrześcijaństwie jest połączeniem czerwonego i bia-

łego. Na Kubie te kolory oznaczały orishę Changó, którego 

święto również [podobnie jak Barbórka – przyp. red.] 

wypadało w grudniu. W momencie, kiedy Hiszpan pytał 

kubańskie, muzyka przyszła z Hiszpanii i Afryki. Mamy 

melodię z Hiszpanii, czyli gitary, kontrabasy i wszystkie 

instrumenty europejskie plus afrykańskie bębny i linię 

melodyczną, którą stanowił sam wokal, chociaż on skła-

dał się tak naprawdę z dźwięków imitujących uderzenia 

w bębny. 

No i jak się ciało w tym czuje? Są przeróżne style taneczne 

na Kubie, od tych tańczonych przez czarną nację do tych 

salonowych, które tańczone były przez białych. To były 

dwa zupełnie różne światy, które dopiero później zaczęły 

się łączyć. Salsa to właśnie połączenie tej salonowej ele-

gancji i „czarnych” tańców. 

W tych tańcach salonowych wszystko wyrażane było 

prosto, elegancko, jakby starano się gonić Europę. Tam 

ciało czuło się eleganckie, dostojne. W Afryce wiadomo – 

tańczono wszystko nisko, w kierunku ziemi. Im bardziej 

tańczono przy ziemi, z mocnym balansem ku dołowi, tym 

bardziej ciało wyzwalało całą energię, było luźne. 

Wydaje mi się, że ta różnica między schematycznymi 
i bardzo rygorystycznymi tańcami, takimi jak taniec 
współczesny, balet czy taniec towarzyski, a tym, co 
prezentują ludzie tańczący salsę, jest bardzo widoczna. 
Są tańce socjalne, np. weselniak, który się tworzy 

w danym momencie. Nikt nie mówi, że na weselu wszy-

scy muszą tańczyć dany krok, każdy tańczy, jak chce. Do 

tych tańców należy właśnie salsa: mamy tutaj krok pod-

stawowy, ale on służy właściwie tylko do przemieszczania 

się i wygląda jak normalny chód. Reszta to dodatek: ruch 

rąk, prowadzenia, obroty. Jest luz i nie ma narzuconych 

schematów. 

Wiadomo, ile czasu zajmuje dochodzenie do perfekcji 
podczas nauki niektórych tańców. Ludziom wydaje się, 
że taniec to swoboda, ale taniec towarzyski czy współ-
czesny często ograniczają ciało. Czy rzeczywiście jest 
tak, że tańce kubańskie na powrót wyzwalają je spod 
tego rygoru?
Bo widzisz, do tych tańców, o których mówisz, istnieje 

instrukcja, która mówi np. że w danym kroku stopa musi 

być wykręcona o 45 stopni i postawiona od palców – 

wtedy krok jest poprawnie wykonany. Człowiek musi 

uczyć się tej techniki. Ale to nie jest wszystko, bo poza 

nią ważna jest świadomość ciała, świadomość taneczna. 

W kubańskich tańcach wręcz przeciwnie, ciało musi być 
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europejskiej elegancji, zaczęli trzymać ramę i tak dalej, 

ale nie da się czegoś, co ma się tak naprawdę we krwi i co 

widzisz od urodzenia, odrzucić. Trzymając ramę, dalej 

mieli swoją mimikę i gesty wzięte z rumby i z folkloru. 

Biali z kolei musieli uczyć się „mowy bębnów”, odnaleźć 

ten cały luz. Co nie znaczy, że im się to nie udało. Uczyli się 

kroków wywodzących się z folkloru i próbowali to wpro-

wadzić do salsy. 

Cała kultura jest nasycona emocjami. Nie tańczy się dla 

zabicia czasu, tańczy się, żeby coś osiągnąć, przekazać 

sobą, by mowa ciała miała sens. 

Czy rzeczywiście ludzie na Kubie cały czas tańczą, czy 
to tylko mit?
20 lat temu wyglądało to zupełnie inaczej. Wtedy królo-

wała salsa. Kiedy chodziło się ulicami Hawany czy innego 

miasta, z kawiarenek słychać było salsę. Za dnia jest za 

ciepło, żeby po prostu tańczyć, ale na jeden taniec można 

było sobie pozwolić, kiedy grano „twoją” piosenkę. Dla nas, 

miejscowych o to,  do kogo się modlą, ci odpowiadali, że 

do świętej Barbary, a tak naprawdę dalej modlili się do 

swojego świętego. 

Jeśli jesteśmy przy Changó, jest to bóstwo najbar-

dziej męskie ze wszystkich – bóg wojny, bębnów, tańca 

i śpiewu. Kiedy nowo narodzonemu Kubańczykowi 

przypisany zostaje ten orisha, to oznacza, że mężczy-

zna będzie impulsywny, narwany, będzie lubił się bawić, 

imprezować, bo tak został naznaczony. W ten sposób 

Kubańczycy przejmują poszczególne cechy charakteru od 

swoich „świętych”. W czasie tambores, czyli przebieranych 

imprez, podczas których gra się na bębnach i śpiewa, 

Kubańczycy są przebrani w odpowiednie szaty i tańczą. 

Każdy z nich przedstawia swojego orisha całym sobą – 

ruchami i mimiką, która jest najważniejsza. Kubańczycy 

chodzą w swoich szkołach na osobne zajęcia z mimiki, 

żeby dobrze tańczyć i wyrażać emocje. 

Jak już mówiłem, salsa to połączenie kultury afrykańskiej 

i europejskiej. Czarnoskórzy chcieli przechwycić trochę tej 
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Z zajęć na zajęcia czują się bardziej pewni i świadomi 

swojego ciała. Faceci im więcej umieją, tym lepiej się ze 

sobą czują, stają się pewni siebie. Dziewczyny przychodzą 

ubrane w krótkie spodenki czy spódniczki, topy i buty na 

obcasie i czekają przy stole, aż któryś z mężczyzn zaprosi 

je do tańca. I nie ma to charakteru podrywu. To po prostu 

frajda, że można przyjść z kimś potańczyć. 

Myślę, że kiedy kursant przychodzi na imprezę, to przede 

wszystkim obserwuje instruktora, który go uczy: czy jest 

pijany, czy nie, jak jest ubrany, jak się porusza. Zwraca 

uwagę na wszystko, żeby móc wpasować się w ten specy-

ficzny klimat. Na Kubie jest podobnie: taniec opiera się na 

naśladownictwie i przechodzi z pokolenia na pokolenie. 

Widzisz jako dziecko, jak twój tata tańczy, jak się zacho-

wuje, jakie emocje temu towarzyszą i nie masz później 

możliwości, żeby tańczyć inaczej. Nawet teraz, gdy młodzi 

tańczą reggaeton, mimo wszystko w ich ruchach można 

dostrzec przejawy różnych kroków, zachowań, gestów, 

mimiki – tego, co starsi robili kiedyś. 

Dlaczego ludzie zapisują się na salsę?
Żeby kogoś poznać, ale szybko im przechodzi. Zostają, 

bo widzą, że nie jest to zwyczajny sposób spędzania 

czasu, jak np. siłownia czy squash. Na salsę przychodzisz 

i łączysz się z kimś, tworzysz społeczność, jesteś częścią 

czegoś, i dobrze się z tym czujesz. Podsumowując: na 

początku rzadko trafiają się kursanci, którzy przyjdą, bo 

wiedzieli, że salsa jest naprawdę fajna. Czasem ludzie 

przychodzą na salsotekę przypadkiem, bo zawsze w tym 

lokalu była normalna impreza, a teraz jest salsoteka. 

Patrzą sobie, zbierają szczękę z podłogi i nie wierzą w to, 

co się dzieje. Dowiedzieli się, gdzie można się nauczyć 

tańczyć i przychodzą, bo im się to spodobało. Często przy-

chodzą też pary, które chcą jakoś wspólnie spędzić czas. 

Facet chce grać w kosza, dziewczyna mówi „chodźmy na 

zumbę”. Idą na kompromis i  wybierają salsę. 

Dlaczego akurat salsa? 
Jak już przetańczysz miesiąc czy dwa, to czujesz tę swo-

bodę i luz. Żadnych reguł. To przede wszystkim dobra 

zabawa. f

Rozmawiała: Patrycja Mucha

turystów, to było duże przeżycie, a dla nich to po prostu 

zachowanie w myśl zasady „lubię, to tańczę”. Teraz tro-

chę się pozmieniało. Salsa przestała grać kluczową rolę. 

Wiadomo, wszystko się zmienia, ewoluuje. Teraz młodzi 

mówią wprost, że nie chcą tańczyć salsy, bo tańczyli ją ich 

rodzice, dziadkowie. Potrafią zatańczyć salsę, bo to nic 

trudnego, ale dla nich salsa jest tym, czym dla dzisiejszych 

nastolatków Marek Grechuta. Ja go lubię i chyba każdy lubi, 

ale jak puścisz go młodym, którzy grają w te Minecrafty, 

usłyszysz: „No co to ma w ogóle być?”. 

Więc młodzi na Kubie wolą bardziej nowoczesną muzykę. 

Do niedawna mieli ograniczony dostęp do muzyki spoza 

wyspy. Czasem słyszeli jakieś amerykańskie utwory 

i potem próbowali w podobny sposób je odgrywać. 

Można powiedzieć, że teraz na Kubie króluje reggaeton. 

Na każdej z wysp tańczy się reggaeton, który wszędzie 

brzmi trochę inaczej. Na Kubie nawet nazywają to cuba-

ton. Bit jest taki jak w dancehallu, a kroki stylizowane 

są na ruchach hiphopowych, które młodzi Kubańczycy 

widzieli w teledyskach i urozmaicali swoimi krokami afro 

wystylizowanymi na hiphopowy sposób. Muzyka ma bit, 

więc jest bardziej przystępna i dla nas, Europejczyków. 

Starsi, pokolenie salsy, nie lubią zbyt tej muzyki, bo teksty 

są… cóż, disco polo u nas to przy nich klasa. W reggaeto-

nie im teksty bardziej sprośne, tym lepsze. Lepiej nie znać 

hiszpańskiego w ogóle i nie wiedzieć, o czym się śpiewa. 

Tanecznie jest to też zmysłowe. Kubańczycy wystawiają 

głośniki, całe osiedle słyszy reggaeton. Młodzi wychodzą 

na ulicę, bujają się, piją piwo, palą. 

Salsę też się tańczy, ale tylko w knajpach, na ulicach 

słychać raczej reggaeton. Żeby potańczyć salsę, można 

chodzić na koncerty grup, których jest na Kubie naprawdę 

dużo. Płacisz jakieś grosze, idziesz na koncert i cała ekipa, 

z którą jesteś, może wybawić się przy salsie. 

Ludzie tańczący salsę to według mnie zupełnie inny 
świat. Salsoteka to właściwie święto. 
Salsa, jak mówiłem, jest tańcem socjalnym. Ludzie przy-

chodzą na zajęcia salsy, żeby się z kimś spotkać, kogoś 

poznać. Na początku, kiedy chcą się uczyć tańczyć, przy-

chodzą właśnie z takim zamiarem. Później patrzą na 

taniec jak na coś, co tworzy pewną społeczność, wówczas 

poznanie kogoś schodzi na drugi plan, bo liczy się to, że 

jesteś w jakiejś grupie. Ludzie widzą, że trzeba być sobą. 
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szmaty. Kolekcja jest najważniejsza. Okazuje się jednak, 

że im bardziej performatywny sposób jej prezentowania, 

tym bardziej kolekcja zaczyna żyć własnym życiem. Sce-

niczny byt kolekcji to właściwie coś, co urzeka w świecie 

łączenia tańca i mody.

Zwracając się ku konkretnym przykładom: ich sporego 

zaplecza dostarczyła odbywająca się w Art Stations 

w Poznaniu wystawa Let’s Dance (między 20. czerwca a 18. 

października). Na drugim piętrze galerii zobaczyć można 

było kilka video-propozycji odnoszących się do kolabo-

racji między tańcem/performansem a światem mody. 

Prócz Shirtology Jeroma Bela czy cytatów z Trajala Hare-

lla obecna była Vanessa Beecroft1. Działająca scenicznie 

od wczesnych lat dziewięćdziesiątych włoska artystka 

wizualna w swoich performansach prezentuje kolekcje 

„cielesne”. Galeryjne przestrzenie wypełnia modelkami 

ubranymi albo wyłącznie w bieliznę, albo w rude/siwe/

czarne peruki, szpilki. „Galeria ludzi takich samych” 

jej autorstwa to zbiór ogołoconych, a jednak przebra-

nych kobiet. Pomalowane na czarno ciała zmieniające 

swoje pozycje, stojące w miejscu, patrzące w dal, ale też 

patrzące wzrokiem obecnym, a nawet pozwalające sobie 

na small talki – w takiej konwencji tworzy Beecroft, zwykle 

dostosowując zamysł kolorystyczny/ubraniowy do prze-

strzeni, w jakiej pokazuje prace. Jej propozycje to wybiegi, 

1 http://www.vanessabeecroft.com/

Etymologiczne pochodzenie słowa „catwalk” związane 
jest z teatralnym backstage’em. Nie bez przyczyny, 
a i paradoksalnie, „kocie ruchy” przechadzających się 
po wybiegu modelek przypominają choreograficzny 
układ. Technika kocich kroków ma pewien kodeks, 
dyscyplinę. Zawarta w nich maniera zblazowanego 
wyrazu twarzy, rytmicznie i pewnie stawiane kroki, 
patrzenie w jeden punkt przypomina świat, w którym 
wyzywająca seksualność łączy się z chłodem antycz-
nych posągów. Sprawność zwrotów, monumentalność 
postur i  kamienny brak emocji silnie przypomina 
dynamizm, ale i ostry chłód splątanych w columna 
serpentinata. Świat mody. Świat bardziej materiału 
niż materii; zdawałoby się – wyższości szmaty nad 
człowiekiem.
Nic jednak bardziej mylnego. Obserwacja intensywności 

synkretyzmu sztuk kieruje moją uwagę także na prze-

nikające się światy tańca/performansu i wybiegu. Chick 

i glamour już nie „vs” a właśnie „wespół” z uwielbieniem 

ciała per se, a nawet indywidualności modeli. Mistycznie 

i do znudzenia powtarzane hasła o „koncentrowaniu się 

na ciele” i mówieniu „przez ciało” oraz „ciałem” tak popu-

larne w środowisku tanecznym zyskuje w świecie mody 

swój bardzo materialny wymiar. Tym zresztą bardziej 

zauważalny, im mniej na samym mówieniu o ciele i na 

ciele się skupiający. Wciąż – na catwalku prezentujemy 

Parytety dla szmat 
i ludzi – moda tańczy
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widza niczym w czerwoną płachtę z jednoznacznym 

zamiarem. Wydaje się, że wyższość i chłód, które towa-

rzyszą modelowym wizerunkom, amplifikowano tu do 

maksimum analogicznie do rozmiarów samych tance-

rek. Zastanawiam się, czy oglądając nagranie po raz trzeci 

w galerii, a potem non-stop na Youtubie, patrzę wciąż na 

kolekcję? Moją uwagę przyciągają buty, geometryczne 

kształty odzienia – w swoich kanciastych liniach mocno 

kontrastujące z krągłościami modelek. To wszystko jest 

jak fraktalne zaprzeczenie wyobrażeń catwalku. Być 

może dlatego zaczynam jednak skłaniać się ku opcji, że 

patrzę na choreografię, na układy taneczne. Wykorzy-

stanie przestrzeni i relacje z muzyką. Układy zbiorowe. 

Wymiany rzędów w silnie przypominającej musztrę 

dyscyplinie. „To performans” – myślę. Jak dziś pamię-

tam dokładnie obuwie, klatki nagrania. Może videoclip. 

Owens neguje wszelkie próby zaszufladkowania tego 

pokazu, do któregokolwiek z rygorów odczytania. I co 

ciekawe – najmocniej pozostaje we mnie wrażenie siły 

tej nabuzowanej zbiorowości. A to już nie dotyczy ani 

performansu, ani pokazu mody, ani tańca, tylko wymiaru 

bardziej emocjonalno-ludzko-obecnościowego. Bardziej 

kwestii rasowych, społecznych i politycznych.

To, co nie daje spokoju, to zapośredniczony obraz, dzięki 

któremu mogłam doświadczyć powyższego pokazu. 

Zapośredniczenie to słowo, które natychmiast prze-

nosi mnie do roku 2006 i słynnego pokazu Alexandra 

McQuuena, prezentującego swoją kreację na Kate Moss. 

A właściwie nie na niej – widzowie pokazu zobaczyli prze-

cież tylko hologram modelki. Dziś hologramy na wybiegu 

nie są niczym szczególnym (np. otwarcie sklepu Burberry 

Prorsum w Pekinie stanowiło właśnie hologramowy 

pokaz), jednak wtedy McQuuen zrobił furorę. Obok ciała, 

tańca i mody pojawia się kolejny poziom – media, efekty 

i montaż. Coś, co sprawia, że szczęka opada w dół, kiedy 

oglądam youtubowskie osiągnięcia współczesnych vide-

oclipów, twórczość Cunnighama albo Creators Project. 

Moda i taniec są też tam. I poprzez fizyczną nieobecność 

człowieka jeszcze bardziej podkreślają, co dzięki ciału 

i poszerzeniu jego materialności o wirtualną rzeczywi-

stość można stworzyć. Choć odbiór jest zapośredniczony, 

to wywierany efekt jest stuprocentowo somatyczny.

W  niezapośredniczonym odbiorze pokazu mody-

-performansu miała szansę uczestniczyć publiczność 

na których prezentuje się kolekcje ludzkie. Wciąż ten sam 

chłód posągowych postaci, wciąż dyscyplina ruchu mode-

lek, wciąż wywyższenie cielesności, a jednak niezwykle 

ironiczne igranie z tematem przedmiotowości ciała, 

podporządkowania go pod standard bycia „nośnikiem 

szat”. W jej pracach ciało jest szatą, która zdobi czło-

wieka. I o ile o pewnych kreacjach czy zestawach ubrań 

można powiedzieć, że są wyzywające, w wypadku dzia-

łań Vanessy Beecroft wyzywająca jest po prostu obecność 

wizerunkowo sklonowanych, a jednak bardzo indywidu-

alnie i swobodnie istniejących skupisk modelek. A zatem 

przewrotny zabieg wykorzystania zasad pokazu mody 

i prezentowania kolekcji do przedstawiania ciała.

Z podobną przewrotnością mamy do czynienia w przy-

padku Ricka Owensa. Prezentacja kolekcji z wiosny 2014 

podczas Paryskiego Tygodnia Mody to pokaz, który na 

długo zapadł w pamięć. Video prezentowane także 

w ramach wystawy Let’s Dance to kilkunastominutowe 

nagranie. Widzimy na nim wielki wybieg/scenę, po 

której przechadza się wściekła grupa głównie czarnoskó-

rych modelek. Modelek jednak pojmowanych w sposób 

wyjątkowy. Nie dość, że kobiety są przy kości, co przeczy 

klasycznemu wyobrażeniu modelkowych kształtów. Na 

domiar złego, ubrane są w bardzo charakterystyczną, choć 

prostą kolekcję tunik/płaszczy o kanciastych fakturach, 

utrzymanych w biało-beżowo-czarnej tonacji i turbany 

(a może nakrycia głowy zakonnic lub pielęgniarskie 

czepce) oraz wykonują bardzo wyzywającą choreogra-

fię w stylu urban dance. I faktycznie – do swojego pokazu 

Owens zaangażował hip-hopowe tancerki. Ubrał je 

w swoje szmaty, buty typu snickers/adidas na wielkich 

piankowych koturnach. Podobnie jak w klasycznym 

pokazie mody i tu „wychoreografowano” wyraz twa-

rzy. Nie jest to typowa „blaza”, nie! Te twarze są obecne. 

Nawet na nagraniu wyraz oczu modelek przypomina 

ten wściekłego byka, zdecydowanie gnającego w stronę 

Okazuje się jednak, że im bardziej performatywny 
sposób jej prezentowania, tym bardziej kolekcja 
zaczyna żyć własnym życiem. Sceniczny byt kolek-
cji to właściwie coś, co urzeka w świecie łączenia 
tańca i mody.
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w sieci, wabiąc klientów. W świat modelowej posągowo-

ści wpuścić taneczną motorykę, by stworzyć coś ponad, 

co przekonuje o wygodzie strojów, podkreślając także ich 

atrakcyjność (modnie może być wygodnie!)

W żadnej mierze performatywności pokazów mody 

nie wyczerpują przywoływane tu przykłady. Ich wielość, 

spectrum podejścia i punktów widzenia przekonuje jed-

nak, że taniec i moda to kopalnia inspiracji, a wzajemne 

czerpanie z siebie i ich łączenie czy konfrontacja kończy 

się zawsze na poziomie wykraczającym poza dywagacje 

o modzie czy sztuce scenicznej. Tak jak dla sceny od wie-

ków ważny jest kostium, tak dla wybiegu mody od zawsze 

istotna jest elegancja „kociego ruchu” i sposób porusza-

nia się prezentujących. O tym więc, że taniec i wybieg są 

nierozerwalnie połączone – nie ma co dywagować. Jed-

nak efekty tego zjednoczenia potrafią po prostu zapierać 

dech w piersi, wywoływać dyskusje o kanonach piękna, 

estetyce ciała, konwencjach przypisanych tak scenie, jak 

i wybiegom, a przede wszystkim o społeczeństwie! I jak 

zawsze błąd, fraktal i igranie z ramami obu wydają się 

najbardziej przykuwające uwagę. f

Natalia Wilk

tegorocznej prezentacji kolekcji dyplomowej studentów 

Katedry Mody Wydziału Wzornictwa warszawskiego 

ASP. 11 czerwca 2015 roku grupa tancerzy i grupa modeli, 

wraz z projektantami, zaprezentowała całkiem szeroko 

dyskutowaną kolekcję. Dyskutowano jednak nie tyle 

o projektach i pomysłach młodych kreatorów mody, co 

o tym, jak powinien wyglądać pokaz. Na scenie odby-

wała się rywalizacja między grupą tancerzy, wystrojonych 

w szmatexowym stylu nawiązującym do mody lat 90. 

autorstwa Hanki Podrazy, choreografowana przez Martę 

Ziółek, a poruszającą się w konwencjonalny – jak na 

modela przystało – sposób grupą prezentujących kreacje. 

Jedni zbuntowani, żujący gumy, tańczący na wrotkach, 

wyginający się w vougingowo akrobatycznych i „I-have-

-to-praise-you-fatboyslimowych” choreografiach. Drudzy, 

skrępowani projektami, walczący z przeciwnościami 

nawierzchni wybiegu i „przeszkadzajkami” tancerzami. 

Publiczność podzielona na dwa obozy: jedni zachwyceni 

i skupieni tylko i wyłącznie na kradnących całą atencję 

tancerzach, a drudzy – wielbiciele szwów i tekstyliów, 

wkurzeni na „przeszkadzajki”, pragnący o tancerzach 

zapomnieć. Pytanie: co zagrało, a co nie? Łączący obie 

grupy wybieg zmuszał widza do odbierania pokazu i per-

formansu jako całości: niezgranego i konkurencyjnego 

obrazu, który skłaniał do pytania, czy wybieg mody ma 

pozostać przestrzenią dedykowaną wywyższeniu szmaty, 

czy jednak przestrzenią kwestionowania jej parytetu. 

A gdyby tancerze bardziej prezentowali, a modele bar-

dziej tańczyli? A gdyby krzesło było kotem? Da się, czy nie 

da się światów ciała i szmaty połączyć?

Jakimś wyjściem z patowego konfliktu jest rzeczywistość 

niematerialna. Przychodzi na myśl videoklip RISKY dan-

cing stworzony na potrzeby reklamowe kolekcji RISKY 

made in WARSAW2. Dla Antoniny i Klary, projektantek, 

które stworzyły markę, najlepszym sposobem zapre-

zentowania i zareklamowania swojej kolekcji wydał 

się filmik-potańcówka. W efekcie nie tylko widzimy 

świetne projekty dresowych kreacji, ale i przydajemy im 

atrakcyjności przez efektowną imprezkę w stylu lat dwu-

dziestych. Tu, gdzie film, video, moda i taniec połączyły 

się w reklamowych ramach, dochodzi do zjednoczenia sił 

przynoszących rezultat w postaci materiału, który można 

wysłać na festiwal filmowy, ale i śmiało prezentować 

2  https://www.youtube.com/watch?v=uRud02Ero00
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łem się. Tak naprawdę chciałem zdawać na zarządzanie. 

Zabrakło mi kilku punktów. Ale zahaczyłem się na innym 

kierunku, z myślą, że po pierwszym roku przeniosę się na 

upragnione zarządzanie. Stwierdziłem jednak, że swoją 

przyszłość będę wiązał z koszykówką, w którą grałem już 

zawodowo i właściwie miałem być Marcinem Gortatem, 

a on miał siedzieć na ławce. Ciągnąłem to do trzeciego 

roku studiów, kiedy doszedłem do wniosku, że nie będę 

koszykarzem. 

Pojawiło się pytanie: co zrobić? Na czwartym roku 

studiów jedna z prowadzących zorganizowała nam 

sympozjum. I po moim wystąpieniu powiedziała: Widzi-

cie, teraz już możecie założyć firmę i robić to, o czym Łukasz 

mówił. Tymczasem ja traktowałem to jak zwykły, nudny 

wykład do zaliczenia. A tu okazuje się, że to może mieć 

jakieś wartości utylitarne. Od tego momentu wszystko 

podporządkowałem stworzeniu firmy. Po skończeniu 

studiów szukałem inwestora, który wyłoży pieniądze 

na pomysł opisany w biznesplanie. Udało mi się spotkać 

z kilkoma ludźmi. Po roku postanowiłem stworzyć coś 

własnego – firmę REC istniejącą do dnia dzisiejszego. 

Dzięki temu powstawały kolejne, bo kiedy już osiągnę-

liśmy komfort finansowy, pojawiły się rozterki. Zacząłem 

szukać. 

Sam siebie określa jako człowieka płaczącego na 
reklamach. Nie wstydzi się uczuć, wręcz przeciw-
nie –  otwarcie o nich mówi. To właśnie dzięki swojej 
emocjonalnej stronie potrafił połączyć podejście biz-
nesowe, pasję do rysowania z modą oraz pomaganiem 
dzieciakom. I pomyśleć, że wszystko mogły pokrzy-
żować sportowa kariera w NBA albo wykształcenie 
zdobyte na  krakowskiej Akademii Górniczo–Hutniczej. 
Łukasz Kaliciński pochodzi ze Śląska Cieszyńskiego. Urodził 

się w 1978 roku, dorastał w Skoczowie. Koszykarską pasję 

rozwijał w przygranicznym Cieszynie, gdzie ukończył szkołę 

średnią oraz w Wiśle Kraków. Potem przyszedł czas na studia 

metalurgiczne na AGH. To właśnie w Krakowie powstała idea 

założenia własnego biznesu. Jak sam wspomina, początkowo 

chciał powołać hutę odzyskującą metale szlachetne z odpadów 

elektronicznych, a założył… pierwszy w Polsce social business.

Angelika Ogrocka: Od huty do mody trochę długa 
droga... Skąd więc pomysł?
Łukasz Kaliciński: Trochę będę gadał jak Budda. Ale 

człowiek szuka tego, co mu gdzieś tam w duszy gra. Ja 

to „coś” odnalazłem po długim czasie – miałem wówczas 

ponad 30 lat. Wtedy powstał notjustshop i wiedziałem, 

co chcę robić. Wcześniej poszedłem na studia, które nie 

były związane z tym, co mnie interesowało, ale dosta-

Rzeczy, które mają 
duszę: notjustshop
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jektami graficznymi. Potem pojawiła się opcja związana 

z pomaganiem. Wierzyłem, że tylko biznes może rzeczy-

wiście wpłynąć na życie innych osób. Notjustshop idealnie 

do tego pasował – nie tylko nazwa, ale i to kreowanie.

PO DRUGIE: POMAGAĆ
Informacja o chęci pomocy rozchodzi się szybko. Wsparcie dociera 

na trzy sposoby, a raczej dzięki trzem potęgom rozpisanym 

szczegółowo przy każdej inicjatywie: dzieciaki same projektują 

ubrania, ich matki biorą udział w produkcji, a część z pieniędzy 

pochodzących z zakupów jest przeznaczana na leki, żywność 

i inne przedmioty dla najbiedniejszych. Obecnie pomagający 

najczęściej kontaktują się z pedagogami szkolnymi, dobrze 

rozeznanymi w sytuacji poszczególnych podopiecznych. Jedną 

z pierwszych rodzin, która otrzymała pomoc, była familia Oli. 

Dziewczynka odcisnęła piętno, ale pozytywne, w głowach oraz 

sercach Łukasza i jego pomocników. Jak twierdzą, to właściwie 

od tej dziewczynki wszystko się zaczęło. Bo wcześniej wsparcie 

opierało się na zakupie podręczników czy żywności. A ta mała 

istotka wzbudziła w nich takie emocje, że zapragnęli ich więcej. 

PO PIERWSZE: KREOWAĆ
W poprzednich projektach brakowało ekscytacji. Ta z kolei 

wiąże się z kreowaniem. Do tego ciągłe poszukiwanie sensu. 

A wystarczyło połączyć świat tworzenia i emocji. W ten sposób 

zaistniał notjustshop. Miejsce dające radość, ponieważ umożli-

wiające wymyślanie. 2012 rok to początek działalności. Do tej 

pory udało się pomóc 126 dzieciakom, przekazując ponad 23 tys. 

złotych na ten cel. I choć nie mają stacjonarnego biura i działają 

głównie w Krakowie, potrafią dotrzeć do wielu pokrzywdzo-

nych, pokazując nowe rozwiązania. 

	

AO: Dlaczego zainteresowanie modą?
ŁK : Kreowanie wiąże się z tworzeniem różnych projek-

tów graficznych. Zaczęło się od moich dzieciaków, które 

poprosiły, żebym narysował im domek. Dodałem jakiś 

cień, izometrię, perspektywę... Nagle przypomniałem 

sobie, że będąc dzieckiem, uwielbiałem rysować różne 

grafiki. Pomyślałem, że można na tym gruncie stworzyć 

jakąś markę. Tak powstał pierwszy notjustshop – firma, 

która miała robić koszulki i skórki na telefon z moimi pro-
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młodszych podopiecznych krakowskiego ośrodka 

pozwoliła na pomoc finansową najbiedniejszym dzie-

ciakom. Jednym z ostatnich jest z kolei odbicie buta na 

T-shircie. I to nietypowego, bowiem połowa to ślad obu-

wia, a druga stanowi część protezy samego Jaśka Meli. 

Jego fundacja wraz z notjusthop przygotowała ten pro-

jekt na organizowany przez instytucję cykliczny Business 

Run Poland.

PO TRZECIE: DAWAĆ RADOŚĆ
Na stałe w notjustshop działają trzy osoby. Jednak Łukasz 

zapewnia, że wokół – na zasadzie satelity – krąży sporo 

ludzi wybieranych do realizacji konkretnych projektów. 

Zaangażowanie objawia się także w stawianiu na polskość. 

Nieprzypadkowo wybierane są polskie materiały, szwalnie 

i osoby projektujące. Mimo tego, że cena produktu rośnie, dosta-

AO: Jakieś przypadki, historie z twojej pracy szczegól-
nie zapadły ci w pamięć?
ŁK: No Oli... Zmieniła moje życie. Miała bardzo duży 

wpływ na to, kim jestem dzisiaj. Ale jest jeszcze jeden 

dzieciak. Alicja, od której rozpoczęła się akcja pomagania 

w taki sposób, w jaki robimy to dzisiaj. Dziewięciolatka 

myśląca, że świat jest do bani.

Co było tego powodem? Sytuacja rodzinna, która nie 

zachęcała do pozytywnego spojrzenia na rzeczywistość. 

Po raz kolejny (i nie ostatni) marka zachęciła najmłod-

szych do interakcji. Alicja wraz z 36 podopiecznymi, którzy 

dotychczas również otrzymali pomoc, zostali zaproszeni 

do projektu Bluza 37. Każdy z nich na wewnętrznej stronie 

kaptura pozostawił swój ślad w postaci podpisu.

Inne z przedsięwzięć to Przybij Pionę Tynieckiej. Koszulka 

z odciskami dłoni niewidomych i słabowidzących naj-
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jemy możliwość wsparcia dzieciaków, zrozumienia ich historii, 

a przy tym swego rodzaju manifestacji. Bo taką rzecz szanu-

jemy, zakładamy w wyjątkowych okolicznościach, pamiętając 

równocześnie o przekazie, jak niesie. 

Właściwie nie wiadomo, kto ma największą frajdę z inicjatywy. 

Łukasz jako spiritus movens przedsięwzięcia? Dzieciaki będące 

pełnoprawnymi kreatorami projektu? Osoby angażujące się 

w pomoc? Rodziny otrzymujące wsparcie? Mam wrażenie, że 

każdy, kto w jakikolwiek sposób czuje tę atmosferę. I pewnie 

gdyby ich o to spytać, podniósłby się gwar przekrzykujących się 

głosów. 

AO: Jakie masz plany na przyszłość?
ŁK: Konkretnych planów nie mogę zdradzić. Na pewno 

chcemy rozszerzać współpracę z kolejnymi firmami, 

ciekawymi osobami – może uda się z amerykańskim 

vlogerem Casey’em Naistatem. Chcemy pomagać następ-

nym dzieciakom. Budować zespół, bo dzięki temu mamy 

więcej do zaoferowania. Oczywiście otworzyć stacjonarny 

sklep, przynajmniej w Krakowie albo gdzieś indziej w Pol-

sce – na pewno będzie to miejsce wyjątkowe. Zakładać 

placówki w kolejnych krajach. A przede wszystkim roz-

szerzać historię związaną z notjustshopem i budować 

niesamowitą markę, z której wszyscy Polacy będą dumni.

Więcej na temat działalności notjustshop na stronie interneto-

wej www.notjustshop.com oraz w mediach społecznościowych. 

Z kolei o doświadczeniach Łukasza przeczytacie w autorskiej 

publikacji „Jak to zrobić?”. f

Rozmawiała: Angelika Ogrocka
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winnice, gdzie poza oczywistą degustacją zaznajamiali się 

również z tajnikami winiarstwa. Enoturystyka rozkwitła 

zresztą bardzo szybko, a ścieżki winiarskie we Francji (i nie 

tylko) do dziś pozostają jedną z licznych atrakcji.

Nie tylko o jedzenie tu chodzi
Turystyka kulinarna ściśle wiąże się z tradycją kultury. 

Jedzenie jest jednym z walorów turystycznego poznania 

świata. Specyficzne potrawy regionu to atrakcja warta 

uwagi. Zaangażowanemu podróżnikowi nie chodzi jed-

nak tylko o to, by jeść. Odwiedzi on restauracje i winiarnie, 

bary, knajpki i wytwórnie: serów, czekolady, wina, piwa… 

Wejdzie do muzeum chleba, wstąpi na Święto Pomidora, 

weźmie udział w warsztatach, konkursach. Zainteresuje 

go nie tylko potrawa, ale sposób jej serwowania i cała, sze-

roko pojęta, kultura jedzenia regionu. Turysta kulinarny to 

turysta kulturowy, pragnący wiedzieć możliwie jak najwię-

cej. A potem przywieźć ową wiedzę do domu i nie tylko 

się nią pochwalić, ale także wykorzystać w praktyce, we 

własnej kuchni i jadalni.

Podróżujący gastronomicznym tropem wędrowiec pra-

gnie nade wszystko autentyzmu. Jak współczesny traveller 

Uciekający od nudy codzienności turysta potrafi zdzia-
łać wiele, by jego wyprawa była ekscytująca i wyróżniała 
się spośród innych. Zachłanny wycieczkowicz pragnie 
znacznie więcej niż tylko wypoczynku na egzotycznej 
plaży z widokiem na lazurowe morze. Pragnie realizo-
wać swoje pasje zawsze i wszędzie. Tak łączą się jedne 
z najpopularniejszych mód naszego wieku – moda na 
podróże i moda na kulinaria.
Tak naprawdę turystyka kulinarna – bo o niej właśnie 

mowa – nie jest wcale nowością, bo występowała już 

znacznie wcześniej, zanim pojawiła się jej definicja 

w końcu ubiegłego wieku. Wszak podróże od zawsze 

odbywano po to, by doświadczyć czegoś nowego. Jeżeli 

nawet ludzie nie wyruszali w drogę tylko, by smakować, 

to przecież zawsze musieli jeść. A wraz z odkrywaniem 

coraz to nowszych regionalnych specyfików kulinarnych 

pojawiła się fascynacja nimi, budząca pragnienie pozna-

nia więcej i więcej.

Zalążka współczesnej turystyki kulinarnej można szu-

kać w renesansowej Grand Tour. Podróżujący młodzieńcy 

wyruszający nie tylko dla edukacji, ale też ogólnego oby-

cia, prócz znamienitych uczelni odwiedzali między innymi 

Turysta Zachłanny, 
czyli w poszukiwaniu 
nowego smaku
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sławą targi kulinarne, zjazdy Food Tracków i rozmaite jar-

marki. Prócz tego istnieje cała gama szlaków kulinarnych, 

których sieć gęstnieje także w Polsce. Jeżeli więc dla kogoś 

ciekawostką jest, że nie trzeba jechać daleko, by odnaleźć 

coś nowego i ekscytującego, można zajrzeć do wszech-

wiedzącego internetu, by znaleźć obszerny wykaz tego, 

gdzie można ciekawie zjeść: poczynając od Śląskiego 

Szlaku Kulinarnego, a kończąc na pierwszym powstałym 

u nas szlaku – Kuchni Polskiej. Pozostaje zatem życzyć 

smacznego! f

Aleksandra Niemczyńska 

czy backpacker chce otrzymać kulturę (kuchnię) „praw-

dziwą” w tylko przez siebie rozumianym znaczeniu tego 

słowa. Chciałoby się w tym miejscu zapytać, czy podró-

żujący z Lonely Planet w kieszeni plecakowicz ma szansę 

otrzymać miano kulinarnego turysty? Nie powinien wszak 

dać się wciągnąć w konsumpcjonistyczny świat przecięt-

nego wczasowicza, co znaczy również, że winien unikać 

wszelkich przechodzonych szlaków, także tych kulinar-

nych. Nie znaczy to jednak, że ma nic nie jeść. Każdy 

traveller za punkt honoru powinien uznać posiłek w taniej, 

miejscowej knajpce, koniecznie takiej, w której jadają tylko 

i wyłącznie miejscowi. Dla niego ważne bowiem będzie 

to, jak tubylcy jedzą, a nie to, jak pokazują turystom, że 

jedzą. Podobną formę może przyjąć couchsurfing – pod 

warunkiem, że gospodarz zatroszczy się o to, by właściwie 

gościa nakarmić.

A zatem – gdzie pojechać?
Dziś w zasadzie możemy już mówić o instytucjonaliza-

cji tej alternatywnej formy turystyki. Od ponad dekady 

w Stanach Zjednoczonych funkcjonuje World Food Travel 

Association, które stawia sobie za cel promocję kultury 

kulinarnej kraju, ale nie tylko. Na rodzimym gruncie 

mamy Polskie Stowarzyszenie Turystyki Kulinarnej (www.

pstk.pl); stosunkowo nowe, bo działające od roku 2011.

Najchętniej odwiedzane kraje to Francja, Włochy i Hisz-

pania, a poza Europą oczywiście Japonia, Tajlandia i Indie. 

Niemałe znaczenie mają wszelkie imprezy i festiwale 

kulinarne. Jeśli można mówić o jakimś novum, to chyba 

właśnie na tym polu. Festiwal Kulinarny może przyjąć 

zarówno formę wielkiego Oktoberfestu, jak i lokalnych 

festynów, na które można natknąć się latem m.in. w miej-

scowościach włoskich (Święto Pomidora, Święto Białych 

Trufli czy Festiwal Ryb). A w Polsce? Święto Chleba, Święto 

Ziemniaka, Dzień Ogórka… Wystarczy nieco się rozejrzeć, 

aby natrafić na ciekawsze festiwale, cieszące się dużą 

Turysta kulinarny to turysta kulturowy, pragnący 
wiedzieć możliwie jak najwięcej. A potem przywieźć 
ową wiedzę do domu i nie tylko się nią pochwa-
lić, ale także wykorzystać w praktyce, we własnej 
kuchni i jadalni.
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5. Pleksa forever!
Zacznijmy od podstaw. Są elementy, które nie starzeją 

się nigdy. Przeźroczysta płyta pleksi w teatrze sprawdza 

się zawsze. Jest jak mała czarna, która powinna wisieć 

w każdej kobiecej garderobie. Umiejętnie wykorzy-

stany materiał daje szerokie możliwości pracy każdemu 

scenografowi. W Polsce najczęściej kojarzona jest ze 

spektaklami Krzysztofa Warlikowskiego (do których 

scenografie tworzy Małgorzata Szczęśniak, jego żona). 

Materiał pozwala zbudować na scenie przestrzeń pry-

watną, a jednocześnie otwartą na widza. Widzimy, co 

dzieje się za ścianą, ale jesteśmy także od tego odgro-

dzeni. Pleksa buduje efekt dziurki od klucza i ustawia 

widzów w roli niechcianych podglądaczy. Materiał ten 

wprowadza na scenę zupełnie nową jakość obecności. 

W tym roku te transparentne przestrzenie pojawiły się 

m.in. w Królu Learze Jana Klaty. Wszyscy jednak z nie-

cierpliwością oczekują nowej premiery Warlikowskiego 

– Francuzów i zadają sobie w napięciu pytanie: „będzie 

pleksa, czy nie będzie?”.

Dawno nie było Cię w teatrze? Czas nadrobić zaległości 
i być na bieżąco z tym, co jest modne w scenografii i co 
króluje na teatralnych deskach. Przyjrzyjmy się naj-
nowszym trendom, które gościły w polskich teatrach 
i zobaczmy, jakie elementy szczególnie często poja-
wiały się na scenie.

Top five w polskiej 
scenografii
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3. Stare nowe media.
Dzieje się tak co roku. Od czasów Erwina Piscatora (Trotz 

Alledem!, 1925) któryś z reżyserów teatralnych odkrywa 

na nowo w podobny sposób nowe media: film, a cza-

sem nawet fotografię. Krzysztof Garbaczewski korzysta 

z  licznych projekcji i  ustawia aktorów w  miejscach 

niedostępnych dla widza: za ekranem, w odległych prze-

strzeniach teatru. Dostęp do nich gwarantuje jedynie 

kamera. Maciej Podstawny w Skowycie odtwarza sceny 

nagrane poza teatrem (świetna scena performansu, 

w czasie której aktorzy przekonują przypadkowo spotka-

nych w McDonald’s ludzi, że to oni powinni zjeść kotleta, 

ale kotlet nie powinien zjeść ich). Wszystko to już było, 

lecz w tym roku rzeczywiście powiało nowością. W Burzy 

Krzysztofa Garbaczewskiego po raz pierwszy w Polsce 

w spektaklu został użyty dron, który unosił się nad sceną. 

Dron latał również nad Wisłą po premierze krakowskiego 

Hamleta tego reżysera. Przypadek? Nie sądzę!

4. A na ziemi – ziemia
Teatralna podłoga wysypana została ziemią w Sprawie 

Gorgonowej w reżyserii Wiktora Rubina oraz w spektaklu 

Lalka. Najlepsze przed nami Wojciecha Farugi. Materiał ten 

można wykorzystywać na wiele sposobów: rozsypywać, 

brudzić się nim, jeść go, rysować na nim wzory, budować 

coś z niego. Chodząc po nim, zostawia się ślady – jest 

bardziej czuły na obecność człowieka niż drewniana pod-

łoga. Ma również charakterystyczny zapach i wprowadza 

na scenę pole działania natury. Ziemia na ziemi, niby nic 

odkrywczego, a ile daje możliwości.

Wszyscy jednak z niecierpliwością 
oczekują nowej premiery Warlikow-
skiego – Francuzów i zadają sobie 
w napięciu pytanie: „będzie pleksa, czy 
nie będzie?”.
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1. Dmuchamy!
Na scenę wychodzi przebrany za pająka aktor. Nagle 

odwłok, który początkowo ciągnie za sobą, zaczyna 

wypełniać powietrze, wraz z tym, jak Lord Kantor (bo 

tak nazywa się ta postać) napełnia się kolejnymi wspo-

mnieniami. Wkrótce wielki czarny balon zapełnia całą 

scenę. Dzieje się tak w pierwszej części spektaklu Lordy 

w reżyserii Evy Rysovej i Mateusza Pakuły, inspirowanej, 

dość odlegle zresztą, twórczością Tadeusza Kantora (który 

z powodu jakości tego spektaklu w grobie się przewraca). 

Jednak trend na dmuchane zapanował na scenie w tym 

sezonie, powtarzając się jeszcze w kilku spektaklach. 

Ogromny balon rośnie, zawłaszczając przestrzeń sceny, 

w czasie recytacji Skowytu Allana Ginsberga w spektaklu 

o tym samym tytule. Dmuchane elementy pojawiają się 

także we wspomnianej już Burzy Krzysztofa Garbaczew-

skiego (jak widać znanego teatralnego trendsettera), 

gdy to z wiszącej nad sceną chmury raz po raz wysuwa 

się wielki czarny, dmuchany penis. Aż strach pomyśleć, co 

też jeszcze można nadmuchać.

Które z tych trendów wytrzymają próbę czasu i staną się 

przedmiotem wariacji kolejnych twórców? Co będzie hot, 

a co not w kolejnym sezonie? Przekonamy się w ciągu naj-

bliższego roku. Warto zajrzeć do teatru i zobaczyć, co się 

dzieje na scenie i być na bieżąco! f

Katarzyna Niedurny

2. Co nas kręci…
Świat często wiruje w teatrze, czy to za pomocą obro-

tówek, czy to montowanych na scenie karuzel. Chyba 

najbardziej spektakularnym i zarazem najpiękniej-

szym wykorzystaniem sceny obrotowej pochwalić się 

może Krystian Lupa, reżyser Wycinki, która otworzyła 

tegoroczny Festiwal w Awinionie, podbijając serca Fran-

cuzów. A, jak wiadomo, oni na modzie, także teatralnej, 

znają się najlepiej. To subtelne wykorzystanie sceny 

obrotowej przełamuje realizm spektaklu, umożliwiając 

widzom poznanie nowej przestrzeni i czasu. Od jej użycia 

zaczyna się metafizyka. Obrotowe elementy wykorzy-

stane są także w spektaklu Lalka. Najlepsze przed nami. 

Tam ustawiona na scenie srebrna bryła w kształcie walca 

zabiera bohaterów spektaklu w świat transu wywołanego 

narkotycznym lekarstwem doktora Szumana. Karuzela 

zaś pojawia się w spektaklu Nie-boska komedia. Wszystko 

powiem Bogu Moniki Strzępki. Aż się kręci w głowie od 

tych obrotówek.
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Joanna Brodniak
Rocznik ’91. Z wykształcenia kulturoznawczyni 

i tancerka. Z zawodu niestrudzony pracownik 

oświaty. Z potrzeby ducha współzałożycielka 

Teatru Tańca Jeger. Z  wyboru wrażliwiec 

i baczny obserwator.

Sylwia Chrapek
Rocznik ‘93. Studentka Uniwersytetu Eko-

nomiczneg o w  Katowicac h. Nie wierzy 

w  podziały na humanistów i  ścisłowców. 

Równie dobrze czuje się eksplorując świat 

finansów, jak i pisząc o muzyce czy sztuce. 

Poza Reflektorem współpracuje z magazynem 

Design Alive.

Mateusz Góra 
Rocznik ‘90. Wielbiciel flamingów zazdrosny 

o życie, jakie wiodą w swoim różowym auto-

busie Mitzi, Felicia i Bernadette z „Priscilli, 

królowej pustyni”. Zawsze znajdzie czas, żeby 

wrócić do twórczości Kena Russella i Miche-

langela Antonioniego. Zajmuje się kinem 

queer, filmem modowym oraz awangardą fil-

mową. Nigdy nie odmówi też setnego seansu 

„Kabaretu” i „Słodkiego filmu”. Student fil-

moznawstwa i  wiedzy o  nowych mediach 

na Uniwersytecie Jagiellońskim w Krakowie, 

redaktor naczelny czasopisma „16mm”.

Patrycja Gut
Rocznik ‘90. Absolwentka kulturoznawstwa 

na Uniwersytecie Śląskim. Jej zainteresowania 

filmowo-medialne są skierowane na musicale, 

seriale komediowe, kryminalne i medyczne 

oraz twórczość Christophera Nolana i Tima 

Burtona. A tak naprawdę ogląda wszystko.

Paulina Janota
Na pytanie, jak scharakteryzowałaby siebie, 

odpowiada – optymista z  depresją. Miło-

śniczka i wierna słuchaczka Radiowej Trójki. 

Wierzy, że w przyszłości zostanie żoną Ryana 

Goslinga. 

Patrycja Mucha
Rocznik ’91. Filmoznawczyni tworząca nie-

kończące się listy dzieł koniecznych do 

zobaczenia. Nie w  głowie jej minimalizm 

– zawsze chce więcej, choć czasem tęskni za 

błogim nicnierobieniem. Lubi prasować, ale 

robi to niedokładnie, zazwyczaj wpatrzona 

w  argentyńskie telenowele. Na co dzień 

współtworzy Reflektora oraz koordynuje Klu-

bem Filmowym Ambasada. 

Katarzyna Niedurny 
Studentka teatrologii w  ramach Między-

wydziałowych Indywidualnych Studiów 

Humanistycznych oraz zarządzania kulturą 

na Uniwersytecie Jagiellońskim; absolwentka 

kulturoznawstwa oraz politologii w ramach 

MISH na Uniwersytecie Śląskim. Zajmuje się 

tematyką fotografii teatralnej oraz przestrzeni 

scenicznej. Współpracuje z „Didaskaliami”, 

„Notatnikiem Teatralnym” i Kwartalnikiem 

Kulturalnym „Opcje”.

Aleksandra Niemczyńska 
Rocznik ‘90. Z wykształcenia, a także zami-

łowania fotograf i   kulturoznawca. Może 

pisać niemal o wszystkim, ale nie o sobie. 

Miłośniczka gór, teatru i książek – tych, które 

można nie tylko przeczytać, ale też dotknąć 

i powąchać.

Angelika Ogrocka
Rocznik ’91. Absolwentka dwóch kierunków, 

w których najważniejsze było słowo pisane. 

Czyta wszystko i wszędzie. Od zawsze. Zawo-

dowo związana z magazynem pięknych idei 

oraz jednym z wydawnictw. Po godzinach 

oddaje się największej pasji – kinematografii. 

Działa w DKFie, czynnie uczestniczy w festi-

walach filmowych, pochłania kolejne tytuły. 

Czasami zrecenzuje jakieś dzieło do wydaw-

nictwa, gazety czy na portal. A w wolnych 

chwilach aktywnie działa społecznie w regio-

nie i okolicach.
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czeństwa i polityki. Publikował dla LensCulture, 

Darwin Magazine, Popmoderny, Reflektora, O.pl 

i Autentyka.

Paweł Świerczek
Rocznik ’88. Absolwent kulturoznawstwa na Uni-

wersytecie Śląskim, kurator filaru muzycznego 

oraz selekcjoner Ars Independent Festival, pro-

ducent wykonawczy katowickiej edycji 48 Hour 

Film Project. Po godzinach dziennikarz. W prze-

szłości współpracował m.in. z gazetą festiwalową 

“Na horyzoncie” przy MFF T-Mobile Nowe Hory-

zonty we Wrocławiu, “EKRANami”, “artPapierem” 

i Portalem Katowickim. Zdobywca wyróżnienia 

w dedykowanym młodym krytykom filmowym 

Konkursie o Nagrodę im. Krzysztofa Mętraka 

w 2012 roku.

Natalia Wilk
Rocznik ’87. Tańczy, pisze, podróżuje. Absol-

wentka Wydziału Teatru Tańca w Bytomiu PWST 

z Krakowa. Współpracuje z Instytutem Grotow-

skiego, kolektywem Harakiri Farmers, klubem 

ŻAK. Stypendystka Marszałka Woj. Śląskiego 

w dziedzinie kultury w 2013 r., programu Rezy-

dencja/Premiera 2012 w Gdańsku, wymiany 

z San Diego State University w Californii w 2011 r.

Paweł Siodłok
Rocznik ’91. Absolwent grafiki warsztatowej na 

ASP w Katowicach. Pomimo to nie pamięta, 

kiedy ostatnio odbijał coś na papierze. Czasem 

sfotografuje drogi błyszczyk dla znanej marki, 

czasem zrobi dokument socjologiczny, ale naj-

większą przyjemność sprawia mu robienie selfie 

w windzie.

Anna Puszczewicz-Siodłok
Rocznik ’90. Absolwentka grafiki warsztatowej na 

ASP w Katowicach. Optymistka – wierzy, że „ze 

sztuki da się żyć”. Wolny czas spędza wycinając 

linoryty, prywatnie marzy o roli w skandynaw-

skim serialu kryminalnym.

Martyna Poważa 
Była studentka Wydziału Filologicznego Uni-

wersytetu Śląskiego, niedyplomowana lecz 

mentalna kulturoznawczyni, a raczej kulturo-

odkrywczyni. Miłość, którą w znacznej części 

pochłaniają koty, dzieli również między film, 

muzykę i upodobanie do tatuaży. Nie wstydzi 

się mainstreamu, choć najbardziej lubi dream 

popowy witch house grany przez fanów doom 

metalu.

Bernadeta Prandzioch 
Ślązaczka od ponad stu lat mieszkająca 

w katowickiej dzielnicy Załęże, absolwentka 

psychologii w ramach MISH-u na Uniwersyte-

cie Śląskim w Katowicach. Nie wyobraża sobie 

życia bez książki w ręce i kolejnej podróży w per-

spektywie. Współpracuje z Radiem Katowice, 

publikowała m.in. w „Znaku”, „Opcjach”, „Pop-

modernie”, „FA-arcie”, „Radarze”. Jej opowiadania 

ukazały się na łamach „Chimery”, „Nowej Fanta-

styki” oraz w antologii „Pożądanie”.  

Mateusz Sądaj
Rocznik ’91. Z wykształcenia i pasji estetyk oraz 

fotograf. Naukowo zajmuje się problemami 

współczesnych zjawisk społecznych w kon-

tekstach filozoficznych oraz artystycznych, ze 

szczególnym naciskiem na przejawy kultury 

medialnej, sztukę XXI wieku i teorię zmysłów.

Sebastian Smoliński
Student Kolegium MISH UW, pasjonat histo-

rii kina, krytyk filmowy i operowy. Publikuje 

bądź publikował w „Tygodniku Powszechnym”, 

„Dwutygodniku”, „Kinie”, „Filmie” i „Stopklatce”. 

Współpracuje z „Kulturą Liberalną” i festiwalem 

Dwa Brzegi. Laureat III miejsca w Konkursie 

o Nagrodę im. Krzysztofa Mętraka w 2015 roku.

Filip Stańczyk
Rocznik ‘90. Ślązak z Wrocławia. Absolwent 

filologii portugalskiej, student socjologii na UJ. 

Interesuje się przenikaniem sfer sztuki, społe-
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Fotografia autora Mac McCreery udostępniona jest na licencji 

CC by SA 2.0 / opisana jest według wskazań autora , z poda-

niem jego pseudonimu, źrodła i licencji / użyta w sposób 

niekomercyjny / dowiedz się więcej: https://creativecom-

mons.org/licenses/by-sa/2.0/pl/

Dlatego na końcu trzeba będzie dopisać: Fotografia autora 

Philippe Put udostępniona na licencji CC by 2.0 / opisana jest 

według wskazań autora, z podaniem jego imienia i nazwiska, 

źródła i licencji / użyta w sposób niekomercyjny / dowiedz się 

więcej: https://creativecommons.org/licenses/by/2.0/pl/.

Fotografia autora Tony Webster udostępniona na licencji CC 

by 2.0 / opisana jest według wskazań autora, z podaniem jego 

imienia i nazwiska, źródła i licencji / użyta w sposób nieko-

mercyjny / dowiedz się więcej: https://creativecommons.org/

licenses/by/2.0/pl/

Fotografie będące materiałami prasowymi: 

5. Klasyczna pleksa. “(A)pollonia” reż. Krzysztof Warlikowski, 

fot. Stefan Okołowicz

4. Wokulski i Łęcka w ziemi i na ziemi. “Lalka. Najlepsze przed 

nami” reż. Wojciech Faruga Fot. Magda Hueckel

3. Burzliwe projekcje “Burza” reż. Krzysztof Garbaczewski, fot. 

Natalia Kabanow 

2. A w tle karuzela, “Nie-boska komedia” reż. Monika Strzępka  

fot. Magda Hueckel, 

1. Dmuchany Kantor. “Lordy: Lord Kantor/ Lord Milord/ Lord 

Herling” reż. Eva Rysova, Mateusz Pakuła, Fot. Mateusz Wajda

Pozostałe opisane fotografie i ilustracje: © dla ich twórców

Pozostałe treści: © Stowarzyszenie GKK

Licencja CC BY-NC-ND 3.0 mówi, że wolno: kopiować, 

rozpowszechniać, odtwarzać i wykonywać ww. treść na nastę-

pujących warunkach:

1) uznania autorstwa – każdy zapożyczony utwór należy 

oznaczyć w następujący sposób (dokładna formuła, jaka jest 

wymagana): „Tekst/ zdjęcie/ ilustracja stworzony/a dla maga-

zynu >>Reflektor – Rozświetlamy Kulturę!<< przez [imię 

i nazwisko lub pseudonim autora]”, dodatkowo przy 

wykorzystaniu internetowym lub drukowanym podać 

należy adres WWW magazynu Reflektor;

2) użycie niekomercyjne – nie wolno używać zapożyczo-

nych treści do celów komercyjnych;

3) bez utworów zależnych – nie wolno zmieniać, prze-

kształcać ani tworzyć nowych dzieł na podstawie 

użyczanych treści.

Więcej na temat licencji CC możecie dowiedzieć się 

tutaj.

Licencje

http://creativecommons.org
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