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Czasem odnoszę wrażenie, 
że życie filmowe – ów nie-
uchwytny puls biorący się 
z podniecenia i zainteresowa-

nia widzów filmami, które przyszli obej-
rzeć w kinie – przeniosło się z multiplek-
sów na festiwale i wszelkiego rodzaju 
przeglądy. Tu czuje się jeszcze magię 
kina, tu słychać po seansach rozmowy 
kinomanów o tym, co właśnie zobaczyli 
na ekranie. A w multipleksach zostały 
dzieci z rodzicami i młodzi widzowie 
szukający okazji, żeby pobyć ze sobą 
z dala od domu. Jedni i drudzy szukają 
przede wszystkim hollywoodzkich prze-
bojów, z rzadka tylko okazując zaintere-
sowanie polskimi produkcjami. Trzeba 
się naprawdę nagimnastykować, żeby 
stworzyć dziś film, który przyciągnie 
widzów do kin. 

Produkcjom nienastawionym na roz-
rywkę widzowie wskazują drogę na plat-
formy streamingowe. To tam wolą oglądać 
filmy obyczajowe, interwencyjne, rozli-
czeniowe, historyczne, oszczędzając na 
kosztach związanych z dojazdem do ki-
na, ewentualnym parkingiem, podwójnie 
lub potrójnie drogimi napojami i prze-
kąskami – w porównaniu z tymi, które 
można kupić sobie w supermarkecie. Na 
dodatek widzowie przypominają, że na 
domowych ekranach lepiej się ogląda se-
riale niż filmy fabularne, chętnie po kil-
ka odcinków w ciągu jednego wieczoru. 

Taki jest popandemiczny obraz zain-
teresowania widzów filmami. Jak się do 
niego odnieść? Jakie wyciągnąć wnioski 
z tego, co się zmieniło? Dlaczego nie war-

to upierać się przy nadziei, że wszystko 
wróci do poprzedniego stanu i znowu 
będzie tak jak było? Bo już nie będzie! 
Trzeba zaakceptować zmianę epok i z peł-
ną młodzieńczej fantazji i młodzieńcze-
go buntu odwagą wytyczać nowe drogi 
dotarcia do widzów. 

W czerwcowym numerze „Maga-
zynu Filmowego” pokazujemy w roz-
mowie z Andrzejem Sewerynem, tego-
rocznym laureatem Orła, jak potrafił 
on dostosować swoje wszechstronne 
umiejętności aktorskie do różnych sty-
listyk, tradycji, języków i zawsze łapać 
kontakt ze swoimi odbiorcami. Tak-
że tymi młodszymi, którzy są zwykle 
najbardziej krytyczni wobec tego, co 
zastali. Andrzej Seweryn w rozmowie 
z ks. Andrzejem Lutrem skromnie, ale 
dobitnie mówi o konieczności pozo-
stawania w ciągłym dialogu z widza-
mi, gdziekolwiek oni są i cokolwiek 
mają w sercach. To świetna lekcja dla 
wszystkich twórców, jak trwać ponad 
zmieniającymi się trendami. 

Bo jeśli nie, to może się zdarzyć, że 
kolejne scenariusze dołączą do bibliote-
ki filmów niezrealizowanych. Katarzyna 
Wajda przygotowała dla nas przegląd fil-
mowych cieni, które nigdy nie stały się 
filmami wyświetlanymi na ekranach. To 
swoiste memento dla tych, którzy mówią, 
że w kinie najważniejsze jest wyrażanie 
siebie i swoich marzeń, a nie realizowa-
nie marzeń widzów. Każdemu, kto tak 
myśli, polecam z podwójnym przekona-
niem tekst Katarzyny Wajdy. 
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Tomasz Raczek
Redaktor Naczelny
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Stowarzyszenie Filmowców Polskich, które 
jest najstarszą i najliczniejszą organizacją 
zrzeszającą filmowców w Polsce, nie może 
pozostać obojętne wobec tak jawnej nie-
sprawiedliwości, z jaką muszą mierzyć się 
strajkujący obecnie scenarzyści. Choć zda-
jemy sobie sprawę, że problemy twórców 
w różnych krajach mogą się różnić, w peł-
ni rozumiemy wszystkie wysunięte przez 
WGA postulaty. Istotą sporu jest bowiem 
kwestia elementarna, rozumiana na całym 
świecie tak samo: praca scenarzystów, sta-
nowiąca ważną część przemysłu filmowego 
i telewizyjnego, powinna być uczciwie wy-

nagradzana, a ich prawa należycie chronio-
ne, zwłaszcza podczas eksploatacji inter-
netowej. Jako polscy filmowcy szczególnie 
rozumiemy i wspieramy potrzebę uregulo-
wania standardów współpracy z serwisa-
mi stream ingowymi. Cyfrowe korporacje, 
również w naszym kraju, nie chcą dzielić 
się swoim gigantycznym zyskiem z ludźmi, 
dzięki którym w ogóle mogą funkcjonować – 
zarówno scenarzystami, jak i wszystkimi 
innymi twórcami filmowymi. Wierzymy, 
że nadszedł czas, aby to zmienić. 

Popieramy starania WGA o wypracowa-
nie nowej umowy zbiorowej wraz z podnie-

sieniem jakości warunków pracy, a także 
o uregulowanie sposobów korzystania ze 
sztucznej inteligencji w ich twórczej pracy 
oraz podwyżkę płac minimalnych i tantiem 
(residuals) z eksploatacji internetowej, które 
sprawiedliwie oddadzą wartość wkładu sce-
narzysty w sukces produkcji oraz zysk wy-
twórni i serwisów streamingowych. 

Z wyrazami solidarności 

Jacek Bromski 
Prezes Stowarzyszenia  

Filmowców Polskich 

Stowarzyszenie Filmowców Polskich wyraża swoje zdecydowane 
poparcie dla strajku scenarzystów zrzeszonych w Amerykańskim 
Stowarzyszeniu Pisarzy (WGAW – Writers Guild of America West 
i WGAE – Writers Guild of America, East), a także dla stanowiska 
Federacji Scenarzystów Europejskich (FSE) w tej sprawie. 

Stowarzyszenie Filmowców Polskich 
solidaryzuje się ze strajkiem scenarzystów WGA 

SFP-ZAPA gościem 
posiedzenia Komitetu 
Europejskiego CISAC 
w Pradze
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Odbywające się w Pradze spotka-
nie Komitetu Europejskiego CI-
SAC z pewnością było wyjątko-

we. Były to bowiem pierwsze stacjonar-
ne obrady tego organu od czasu pande-
mii. Nic dziwnego, że frekwencja okazała 
się wysoka i liczba uczestników, którzy 
zjawili się w stolicy Czech, przekroczy-
ła 120 osób. Wśród zaproszonych gości 
były także dwie przedstawicielki SFP-
-ZAPA – pełniąca w organizacji funkcję 
zastępcy dyrektora Sylwia Biaduń oraz 
project manager ds. nowych mediów An-
na Andrych. 

Podczas posiedzenia władze CISAC 
przedstawiły plan działania organizacji 
na najbliższe miesiące, a następnie doko-
nano przeglądu najważniejszych tematów. 
Z perspektywy audiowizualnej organiza-
cji zbiorowego zarządzania, jaką jest SFP-
-ZAPA, jedną z najistotniejszych kwestii 
było omówienie stanu wdrożenia w kra-
jach europejskich Dyrektywy 2019/790/
WE w sprawie prawa autorskiego i praw 
pokrewnych na jednolitym rynku cyfro-
wym (DSM). Jest to niezwykle ważny dla 
twórców filmowych akt prawny, mający 
zapewnić im długo wyczekiwane wynagro-
dzenie za eksploatację ich filmów w inter-
necie. Polska jest jednym z ostatnich kra-

jów UE, który wciąż nie implementował 
stosownych przepisów do swojego prawa. 

Na zjeździe dokonano również przeglądu 
orzecznictwa Trybunału Sprawiedliwości 
UE w zakresie ochrony praw autorskich, 
a także omówiono tendencje w rozwoju 

platform streamingowych. W trakcie roz-
mów nie zabrakło też problematyki ochro-
ny praw autorskich w dobie sztucznej in-
teligencji i cyberbezpieczeństwa.

Zespół SFP-ZAPA

Fo
t. 

M
at

ya
s 

Ha
ba

ne
c

W weekend 
19-20 kwietnia 
w Pradze odbyło się 
posiedzenie Komitetu 
Europejskiego 
CISAC, największej 
międzynarodowej 
konfederacji 
skupiającej 
organizacje autorskie. 
Gościły na nim  
dwie przedstawicielki 
SFP-ZAPA:  
Sylwia Biaduń  
oraz Anna Andrych. 

Sylwia Biaduń (SFP-ZAPA), Roman Strejček (OSA),  
Mitko Chatalbashev, (CISAC BIEM), Anna Andrych (SFP-ZAPA)
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Z niezrozumiałych dla całego środowiska filmowego przyczyn, potrzeba 
uchwalenia nowelizacji Ustawy o prawie autorskim i prawach pokrewnych 
jest przez polski rząd bagatelizowana. Czas na wdrożenie dyrektywy unijnej 
zapewniające tantiemy z internetu minął 7 czerwca 2021 roku. To dwa lata 
spóźnienia, dzięki któremu wzbogaciły się tylko platformy streamingowe. To dwa 
lata zlekceważonych, utraconych definitywnie zarobków dla polskich twórców. 
Swojemu rozczarowaniu dają wyraz w udzielanych wywiadach medialnych…

Strumień tantiem 
nie dla polskich filmowców

Maciej  
Wiktor   
Reżyser

PORTAL TRÓJMIASTO.PL

Agnieszka  
Smoczyńska  
Reżyserka 

„GAZETA WYBORCZA”

„Unia Europejska już dwa lata temu przyjęła dyrektywę o prawie autorskim na jednolitym rynku cyfro-
wym, która nakazuje wprowadzenie do polskiego prawa odpowiedniego i proporcjonalnego wynagro-
dzenia za korzystanie z dzieł w internecie. Te przepisy działają już m.in. we Francji, Hiszpanii, Włoszech 
czy nawet Estonii i na Litwie. We wszystkich tych krajach platformy płacą tantiemy. Dlaczego akurat 
w Polsce nie mogą tego robić?”.

„Potrzebne są regulacje o tantiemach i nie jest to znowu żadna dodatkowa opłata, tylko część należnej 
każdemu z nas wypłaty, która teraz zostaje w rękach właścicieli platform streamingowych. To wbrew pol-
skiemu prawu autorskiemu. Walczymy o to od 10 lat, bo polskich twórców niestety wciąż traktuje się trochę 
jak tanią siłę roboczą. I tu też trzeba podkreślić, że nie chcemy pieniędzy od widzów, ale od tych, którzy 
na naszej twórczości zarabiają – HBO czy Netflixa. Kiedy 27 lat temu powstał Związek Autorów i Produ-
centów Audiowizualnych, telewizje i kina również nie płaciły tantiem i trzeba było o to walczyć kilka lat”.

PORTAL TRÓJMIASTO.PL

„Jesteśmy bardzo zadowoleni z tych prze-
pisów, zwłaszcza z nowelizacji kluczowego 
dla naszej sprawy artykułu 70. Można na-
wet powiedzieć, że to nasza ustawa, bo od 
lat braliśmy udział w konsultacjach nad jej 
kształtem i faktycznie mieliśmy wpływ na 
poszczególne zapisy”.

„Prawo autorskie jest na tyle specyficzną 
dziedziną prawa, że niemal stale wymaga 
aktualizacji. Wszystko przez to, że tworzą 
się nowe pola eksploatacji utworów audio-
wizualnych, czyli miejsca dystrybuowania 
filmów. I to prawo zwyczajnie za tym nie na-
dąża. W Polsce mamy bardzo duży i dobrze 
rozwinięty już rynek VOD, którego prze-
pisy po prostu nie widzą. Jeżeli mówimy 
o rozwiązaniach formalnych w kontekście 
tantiem, to jesteśmy – nikomu nie ujmu-
jąc – w sytuacji gorszej niż w Mołdawii”.

POLSKIE RADIO DWÓJKA

„Jak zwykle prawo nie nadąża za technolo-
gią. Zastanawiam się, czemu kabelek sate-
litarny tak, a kabelek internetowy już nie?”.

„Pełne wynagrodzenie dla twórcy to 
odtworzenie filmu w telewizji lub ki-
nie. Trudno określić gażę autorów na 
początku – wtedy nie wiadomo jeszcze, 
czy dany obraz będzie sukcesem. A jeśli 
tak się stanie, to zarabia na tym produ-
cent, dystrybutorzy, wszyscy, którzy go 
prezentują. Twórca jest autorem tego 
dzieła, jemu należy się maleńki pro-
cent od tego sukcesu. Chodzi o ochro-
nę większości twórców, bardzo znani 
aktorzy czy reżyserzy zagwarantują so-
bie odpowiednie zapisy w umowach”. 

TV REPUBLIKA

„Z twórcami nie zawiera się umów o pracę, nie posiadają socjalnych zabezpieczeń. Filmowcom, 
którzy ulegli wypadkowi, nie mają przez jakiś czas pracy, te tantiemy ratują życie. To także one 
mogą w jakimś stopniu rekompensować brak emerytury. Pamiętajmy, że naród jest silny nie tyl-
ko, kiedy ma silne wojsko, ale również, kiedy ma silną kulturę”.

„Sytuacja w Polsce jest kilkukrotnie 
gorsza niż w Stanach (…). Mamy ta-
ki związek ZAPA – Związek Autorów 
i Producentów Audiowizualnych. On 
przez wiele lat wywalczył nam przy-
najmniej tantiemy z kin, z telewizji, 
również z innych nośników, ale mi-
mo że platformy streamingowe coraz 
bardziej się rozwijają, to w Polsce żad-
ni z twórców nie otrzymują żadnych 
tantiem z sieci. Twórcy Wielkiej wody, 
serialu Netflixa, który zdobył ogromną 
popularność, nie dostali nic za eksplo-
atację tej produkcji. To jest problem, 
z którym obecnie się zmagamy”.

PODCAST „RAPORT  
O STANIE ŚWIATA”

„Ta nowelizacja [Ustawy o prawie 
autorskim i prawach pokrewnych] 
jest bardzo potrzebna, bo na współ-
czesnym rynku cyfrowym jest ol-
brzymia konkurencja. Aby polscy 
twórcy sami byli konkurencyjni, 
potrzebują odpowiedniej ochro-
ny prawnej. Tantiemy jeszcze bar-
dziej nakręcą polską kinematografię 
i stworzą nowe możliwości do roz-
woju naszego kina. A chyba o to 
chodzi wszystkim, którym zależy 
na polskiej kulturze”.

Bartosz  
Paduch  
Reżyser

Alek  
Pietrzak  
Reżyser

Michał 
Kondrat 
Reżyser

Brunon  
Hawryluk  
Scenarzysta

Oprac.  
Anna Robak-Przewłoka

RADIO TOK FM

„Wszyscy uwielbiamy streamingi, każdy 
ma subskrypcję. Scenarzyści są podeks-
cytowani szansami pisania seriali [dla 
platform VOD], ponieważ są to często 
nowe treści, bardziej innowacyjne niż 
w tradycyjnej telewizji. Jednak obszar 
prawny został zaniedbany. Ministerstwo 
Kultury rzeczywiście stanęło po stronie 
twórców i zaproponowano rozwiązania, 
które po prostu normalizują to, co się 
na rynku wydarzyło, za czym nie na-
dążaliśmy. Została wypracowana treść 
ustawy, która jest akceptowana przez 
całe środowisko filmowe (…). Jednak 
jesteśmy zaniepokojeni tym, co się z nią 
dzieje. Trafiła na Komitet Stały Rady Mi-
nistrów, natomiast tuż przed majówką 
została wycofana”.

Marcin  
Ciastoń    
Scenarzysta 

PORTAL WIRTUALNE MEDIA

„Mimo oczywiście znacznych różnic mię-
dzy polską a amerykańską branżą filmo-
wą, istota problemów, z którymi mierzą 
się twórcy, pozostaje w gruncie rzeczy ta 
sama – niezwykle szybko zmieniający się 
rynek, silna cyfryzacja, kryzys kina. Jedną 
z głównych przyczyn strajku było pogor-
szenie się sytuacji finansowej scenarzy-
stów bezpośrednio związane z rozkwi-
tem serwisów stream ingowych. W Pol-
sce też staramy się teraz o uregulowanie 
podobnej kwestii, czyli o wprowadzenie 
do polskiego prawa tzw. tantiem z inter-
netu. Rozwiązanie, które jest już standar-
dem w niemalże całej Europie, a które-
go rodzimi twórcy wciąż są pozbawieni. 
I w naszym przypadku również chodzi 
o tak podstawowe sprawy, jak uczciwe 
wynagradzanie twórców filmowych oraz 
sprawiedliwy podział zysków”.

Adam 
Cioczek 
Scenarzysta
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Trójmiasto wielokrotnie służyło 
jako plan filmowy. Wystarczy 
wymienić Człowieka z marmu-
ru, Człowieka z żelaza czy Wa-

łęsę. Człowieka z nadziei Andrzeja Wajdy. 
Z kamerą nad morze przyjeżdżali Roman 
Polański, Janusz Morgenstern, Władysław 
Pasikowski, Jacek Bromski. Gdańsk, Gdy-
nia i Sopot zagrały w filmach i serialach, bo 
nadmorskie lokalizacje świetnie sprawdza-
ją się jako ciekawe plany zdjęciowe. Kame-
rę stawiano nie tylko w porcie i na plaży 
czy w kultowych miejscach, znanych re-
stauracjach, ale i w mniej oczywistych – 
jak np. przy gdańskim falowcu. 

Do ważniejszych podmiotów producenc-
kich należą m.in. studia animacji: Break-
Thru Films – firma wyprodukowała m.in. 
oscarowego Piotrusia i wilka, a także no-
minowanego do Oscara Twojego Vincenta 

oraz KAZstudio odpowiadające m.in za 
realizację Rodziny Treflików. Produkcją fil-
mów fabularnych i dokumentalnych zajmują 
się Gdyńska Szkoła Filmowa (kilkadziesiąt 
etiud docenionych na krajowych i zagra-
nicznych festiwalach), Maj Film Produkcja 
Filmowa oraz Studio Panika.

FUNDUSZE FILMOWE 
Przyjazd ekip filmowych ułatwiło powsta-
nie w ostatnich latach dwóch funduszy fil-
mowych – w Gdyni i Gdańsku. Gdyński 
Fundusz Filmowy powstał w 2008 roku. Od 
2020 prowadzony jest przez samorządową 
instytucję kultury Gdyńskie Centrum Fil-
mowe. Zadaniem funduszu jest finansowe 
i organizacyjne wspieranie produkcji filmów 
fabularnych, dokumentalnych lub animo-
wanych. Warunkiem otrzymania dofinanso-
wania jest udział twórców lub realizatorów, 

bohaterów filmowych i sprecyzowanych 
lokalizacji w popularyzowaniu wizerunku 
miasta Gdyni, w aspekcie – współczesnym, 
historycznym lub marynistycznym, również 
podkreślającym jego walory krajobrazowe, 
a także filmów, które mogą wywrzeć ko-
rzystny wpływ na ekonomikę rynku lokal-
nego. W ciągu ponad dekady funkcjonowa-
nia Gdyński Fundusz Filmowy dofinanso-
wał kilkadziesiąt pełnometrażowych fabuł, 
filmów dokumentalnych i animowanych. 
Najważniejsze zrealizowane produkcje to 
m.in. Czarny czwartek. Janek Wiśniewski 
padł w reżyserii Antoniego Krauzego, Ka-
merdyner Filipa Bajona, Beksińscy. Album 
wideofoniczny Marcina Borchardta oraz So-
lid Gold Jacka Bromskiego. Gdyński Fun-
dusz Filmowy działał w latach 2009-2020, 
w pandemii został zawieszony i jak dotąd 
nie ogłoszono kolejnej edycji konkursu. 

Trzy miasta różni historia, położenie, wielkość. Jednak to 
tylko pozorne różnice. Prawda jest taka, że historyczny 
Gdańsk, uzdrowiskowy Sopot i nowoczesną Gdynię wiele 
łączy. Trójmiasto to metropolia otwarta na film. 

Z kolei Gdański Fundusz Filmowy wy-
nika z potrzeby usystematyzowania dzia-
łań podejmowanych przez miasto w tej 
dziedzinie. A także animowania branży 
i wsparcia tego obszaru kultury, przy rów-
noczesnym promowaniu Gdańska i jego 
dziedzictwa. GFF, utworzony w kwietniu 
2022 roku, działa w strukturach Instytutu 
Kultury Miejskiej. Głównym kryterium de-
cydującym o dofinansowaniu filmów jest 
powiązanie produkcji filmowej z Gdań-
skiem – jako miejscem realizacji filmu, te-
matycznie w nim osadzonym, przez udział 
w produkcji twórców i przedsiębiorców 
z Gdańska oraz planowane lokalnie wydat-
ki. Budżet konkursu w 2022 roku wynosił 
łącznie milion złotych brutto. W 2022 ko-
misja konkursowa najwyżej oceniła pro-
dukcje, których reżyserami byli: Jan P. Ma-
tuszyński, Maciej Sobieszczański, Łukasz 
Kacprowicz i Agnieszka Zwiefka. „Gdań-
ski Fundusz Filmowy został powołany do 
istnienia mimo trudnej postpandemicznej 
i inflacyjnej sytuacji, co pokazuje konse-
kwencję i zdecydowanie tamtejszego śro-
dowiska w zadaniu rozwoju filmowego 
Gdańska. Zauważalny jest efekt synergii, 
to jak edukacja, fundusz czy festiwal mogą 
animować lokalne środowisko filmowe” – 

przyznaje filmoznawca, badacz akademicki 
dr hab. Marcin Adamczak. 

EDUKACJA 
Co więcej, Trójmiasto na filmowej mapie 
Polski staje się nie tylko autonomicznym 
ośrodkiem produkcji filmowej. Niezwykle 
ważnym aspektem jest edukacja filmo-
wa, realizowana zwłaszcza przez Gdyń-
ską Szkołę Filmową. Dwuletnie studia na 
Wydziale Reżyserii obejmują 700 godzin 
zajęć praktycznych i teoretycznych w jed-
nym semestrze. Gdyńska Szkoła Filmowa, 
profesjonalny ośrodek edukacji filmo-
wej, działa tak od 2010 roku. W gronie 
wykładowców są lub byli czołowi polscy 
nauczyciele sztuki filmowej, reżyserzy, 
aktorzy, scenarzyści, operatorzy filmo-
wi, montażyści, producenci i teoretycy 
filmu: Robert Gliński (twórca progra-
mu nauczania GSF – przyp. red.), Jacek 
Bławut, Marcin Borchardt, Kinga Dęb-
ska, Sławomir Fabicki, Andrzej Fidyk, 
Milenia Fiedler, Grzegorz Łoszewski, 
Katarzyna Figura, Paweł Łoziński. Fil-
my dyplomowe absolwentów Gdyńskiej 
Szkoły Filmowej otrzymały ponad sto 
nagród, wyróżnień i nominacji na pol-
skich i międzynarodowych festiwalach 

Kierunek:  
filmowe Trójmiasto

Gdyńskie Centrum Filmowe
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filmowych. Są wśród nich Matka Łukasza 
Ostalskiego, Dzień babci Miłosza Sakow-
skiego oraz Olena Elżbiety Benkowskiej – 
pierwszy krótkometrażowy film fabularny 
w historii polskiej kinematografii, który 
zakwalifikowano do Konkursu Krótkich 
Metraży w Cannes. W 2017 roku sukces 
ten powtórzył absolwent trzeciego rocz-
nika GSF – Grzegorz Mołda ze swoim fil-
mem Koniec widzenia. Ostatnio w 2022 
roku po światowych festiwalach jeździ-
ły: Wskrzeszenie Luizy Budejko i Sabina 
Diany Zamojskiej. 

Istotnym ośrodkiem akademickim jest 
Wydział Filologiczny Uniwersytetu Gdań-
skiego. Funkcjonują tam dwa praktyczne 
kierunki filmowe: Wiedza o Filmie i Kul-
turze Audiowizualnej (tzw. Filmoznaw-
stwo Praktyczne) oraz Produkcja Form 
Audiowizualnych – kierunek kształcą-
cy producentów filmowych i kierowni-
ków produkcji filmowej. Studenci obu 
kierunków realizują szereg działań prak-
tycznych – organizują imprezy filmowe, 
biorą udział w produkcji najważniejszych 
festiwali w Polsce (m.in. FPFF w Gdyni, 
Nowe Horyzonty we Wrocławiu, Master-
card Off Camera w Krakowie), zajmu-
ją się działalnością teoretycznofilmową 
oraz krytycznofilmową, realizują etiu-
dy fabularne i dokumentalne w ramach 
prowadzonych zajęć kursowych, a także 
w ramach licencjackich i magisterskich 
prac dyplomowych. Program studiów na 
Produkcji Form Audiowizualnych zbu-
dowany jest z chronologicznie uporząd-

kowanych modułów: historia i estetyka 
mediów audiowizualnych, współczesny 
rynek audiowizualny, produkcja audio-
wizualna, development, preprodukcja, 
produkcja – okres zdjęciowy, postpro-
dukcja i technika zdjęciowa, dystrybucja, 
ekonomia w mediach, zarządzanie w me-
diach, prawo w mediach. Twórcy kierun-
ku podkreślają, że jest on dowodem na to, 
że uniwersytecka humanistyka również 
może być praktyczna, że znakomicie łą-
czy się z zagadnieniami zarządzania, eko-
nomii i prawa. „Uniwersytet Gdański był 
organizatorem dwóch niezwykle istot-
nych filmowych konferencji naukowych 
o międzynarodowej randze: konferencji 
stowarzyszenia NECS (2019), największej 
europejskiej konferencji filmoznawczo-
-medioznawczej w Europie, oraz Visible 
Evidence (2022), najważniejszej światowej 
konferencji poświęconej kinematografii do-
kumentalnej. Na Uniwersytecie Gdańskim 
funkcjonuje profesjonalne studio realiza-
cji nagrań filmowych (Centrum Produkcji 
Filmowej i Dokumentalnej), wyposażone 
m.in. w green screen oraz profesjonalny 
sprzęt do realizacji nagrań filmowych i te-
lewizyjnych” – mówi dr Piotr Kurpiew-
ski, kierownik Zakładu Filmu i Mediów 
Wydziału Filologicznego UG. 

Nie można zapomnieć o animacji, która 
obecna jest na Międzywydziałowej Spe-
cjalności Animacja na Wydziale Grafiki 
Akademii Sztuk Pięknych w Gdańsku. 
Umożliwia ona dogłębne poznanie pod-
stawowych technik animacji manualnej 

i cyfrowej. Prowadzącym Pracownię Ani-
macji i Działań Wizualizacyjnych ASP 
w Gdańsku jest dr Robert Turło. W ASP 
można uczyć się również fotografii. Opar-
ta jest z jednej strony o kształcenie w za-
kresie fotografii klasycznej, a z drugiej 
o fotograficzny gest artystyczny, elemen-
ty performatywne, działania przestrzen-
ne i projektowe związane z nowymi me-
diami. W opinii Vahrama Mkhitaryana, 
adiunkta na kierunku Fotografia na Wy-
dziale Rzeźby i Intermediów ASP w Gdań-
sku: „Taka jest specyfika ASP, że spotyka 
się na niej wiele form i gatunków sztuki, 
uczelnia ta jest bardzo różnorodnym śro-
dowiskiem, a to stwarza dobre warunki 
do eksperymentowania, niezamykania się 
w ustalonych schematach i określonych ga-
tunkach filmowych. Mając skromniejsze 
możliwości technologiczne w porównaniu 
z  filmówkami i mniejszy nacisk na warsz-
tat, bardzo pilnujemy tu, aby zachować po-
czucie wolności i otwartość myślenia, nie 
wpadać w pułapkę gatunkową, za każdym 
razem mierzyć się z pytaniem o genezę 
filmu, podważać to medium, konfronto-
wać je z innymi formami artystycznymi”.

Dla młodzieży mieszkającej w Trójmie-
ście też znajdą się zajęcia z praktycznej 
edukacji filmowej, m.in. w Domu Filmo-
wym, a teoretyczne działania edukacyj-
ne dla młodych odbiorców X Muzy reali-
zowane są m.in. w Klubie Żak w ramach 
Nowych Horyzontów Edukacji Filmowej 
oraz w Gdyńskim Centrum Filmowym. 
I właśnie swoistym klastrem filmowym 

na mapie Trójmiasta pozostaje Gdyńskie 
Centrum Filmowe, m.in. siedziba trzysa-
lowego kina studyjnego oraz Pomorskiej 
Fundacji Filmowej. 

FESTIWALE 
Najważniejszym festiwalem filmowym od-
bywającym się w Trójmieście jest Festiwal 
Polskich Filmów Fabularnych w Gdyni. 
O prestiżowe Złote i Srebrne Lwy w Kon-
kursie Głównym ubiegają się najlepsze fil-

my pełnometrażowe wyselekcjonowane 
z całorocznej krajowej produkcji filmowej. 
W Konkursie Filmów Krótkometrażowych 
uczestniczą krótkie metraże zrealizowane 
przez polskie szkoły filmowe oraz innych 
licznych producentów. Konkurs Filmów Mi-
krobudżetowych to podsumowanie efektów 
programu dotacyjnego Polskiego Instytutu 
Sztuki Filmowej dla debiutów filmowych 
w tej kategorii. FPFF to najważniejsze świę-
to polskiego kina. 

W Gdyni odbywa się również Między-
narodowy Festiwal Filmowy NNW – Nie-
pokorni Niezłomni Wyklęci. Kierowany 
jest do twórców oraz środowisk interesu-
jących się historią najnowszą. To miejsce, 
gdzie nie tylko można obejrzeć historię na 
ekranie, ale gdzie można o filmach i historii 
dyskutować, uczestniczyć w wydarzeniach 
specjalnych i spotkaniach ze świadkami 
historii. „Festiwal NNW to miejsce, gdzie 
od lat możemy realnie dotknąć historii. 
Tej mówionej – wsłuchując się w ostatnie 
świadectwa bohaterów, oraz tej opowia-
danej przez filmowców. To też miejsce, 
gdzie zaczyna się kolejna opowieść filmo-
wa” – mówi dyrektor festiwalu Arkadiusz 
Gołębiewski. 

Festiwalowa pozycja Gdyni znana jest 
w środowisku od dawna, natomiast cieka-
we rzeczy dzieją się też w ostatnich latach 
w Gdańsku. Od 2018 roku funkcjonuje tam 
Octopus Film Festival – międzynarodowy 
festiwal kina gatunkowego. W ciągu kilku 
sezonów impreza przebojem zdobyła rze-
szę fanów i na stałe wpisała się w krajo-
braz ważniejszych wydarzeń kulturalnych 
Trójmiasta. Grzegorz Fortuna, dyrektor 
programowy festiwalu, zaznacza: „Bardzo 
nam zależało na tym, by zrobić festiwal, 
który będzie jednak odmienny od więk-
szości tego typu imprez filmowych w Pol-
sce. Chcieliśmy zapewnić seanse, które 
z jednej strony dostarczą czystej rozrywki, 
a z drugiej zagwarantują wrażenia, jakich 
nie doświadczymy w zwykłych kinach. Stąd 
też pokazy specjalne, które korespondują 
z tematyką i konkretnym gatunkiem. Cho-
dziło też o to, by zrobić festiwal, który jako 
jeden z nielicznych w Polsce pokazywałby 
głównie kino gatunkowe”.

Panoramę wydarzeń festiwalowych uzu-
pełnia Sopot Film Festival, który odbywa 
się od 23 lat i jest drugim najstarszym fe-
stiwalem w Trójmieście, zaraz po FPFF. 
Jest jedynym międzynarodowym festiwa-
lem w Trójmieście, który przedstawia w tak 
kompleksowy sposób najnowsze produk-
cje kina artystycznego i ambitnego z całe-

go świata. „Organizując festiwal od ponad 
dwóch dekad, nie tylko odkryliśmy dla 
trójmiejskich widzów wielu twórców z ca-
łego świata, ale np. kinematografię skan-
dynawską, która zajmuje istotne miejsce 
w naszym programie” – oznajmia Anna 
Kądziela-Grubman, dyrektorka progra-
mowa Sopot Film Festival.

Od 10 lat działa też Międzynarodowy 
Festiwal Filmów Animowanych w Gdań-
sku, w którym promowana jest animacja 
jako gatunek nie tylko dla dzieci. Od 3 lat 
organizowany jest nowy gdański Festiwal 
Cinematika poświęcony muzyce filmowej 
oraz szereg letnich pokazów kina plene-
rowego, m.in. na plaży w Gdyni Orłowie, 
na dachu Gdańskiego Teatru Szekspirow-
skiego i na gdańskiej Wyspie Ołowianka. 
„Pomimo niedużej ilości kin studyjnych 
w Trójmieście, to są bardzo ważne inicja-
tywy uzupełniające regularną dystrybucję 
kina autorskiego i ambitnego, prezentują-
ce filmy, które funkcjonują właśnie tylko 
w obiegu kin studyjnych i lokalnych” – 
dodaje Anna Kądziela-Grubman. 

INTEGRACJA 
Kluczowa jest budowa synergii między 
wydarzeniami i środowiskiem filmowym 
w Gdańsku, Gdyni i Sopocie. Z myślą o niej 
powstało Koło Trójmiejskie Stowarzysze-
nia Filmowców Polskich. Maciej Wiktor, 
członek zarządu Koła Reżyserów SFP, ko-
ordynator SFPitch, opowiada, że impulsem 
do powstania Koła była niewystarczająca 
obecność Trójmiasta na filmowej mapie 
Polski. „Dużo się dzieje: otwierają się ko-
lejne kierunki filmowe i audiowizualne, ale 
potencjał jest znacznie większy – niezgra-
ne lokacje, plenery, wielu świetnych akto-
rów, lokalne historie. Na początek myślimy 
o spotkaniach, warsztatach i festiwalach. 
Mam nadzieję, że uda się stworzyć tutaj 
też DKF, których w Trójmieście niestety 
bardzo brakuje” – przyznaje Wiktor. 

Pojawienie się Domu Pracy Twórczej SFP 
w Sopocie będzie dobrym impulsem do 
rozwoju. „Będziemy mieli wkrótce piękny 
DPT w samym sercu Sopotu, który – jak 
zakładamy – będzie aktywnym miejscem 
spotkań ludzi filmu, wymiany pomysłów, 
również wspólnych działań. Kolejny punkt 
obecności polskich filmowców na Pomo-
rzu” – podsumowuje Vahram Mkhitaryan, 
członek Zarządu Koła Reżyserów SFP, ad-
iunkt na kierunku Fotografia na Wydziale 
Rzeźby i Intermediów ASP w Gdańsku. Nie 
pozostaje nic innego, jak obrać kierunek 
na filmowe Trójmiasto. 

Wiadukt przy ulicy 
Janka Wiśniewskiego 
w Gdyni, czyli plan słynnej 
sceny z filmu Człowiek z żelaza 
w reżyserii Andrzeja Wajdy 

Plan zdjęciowy etiudy podczas 
warsztatów realizowanych 
przez Gdyńską Szkołę Filmową
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WYDARZENIA

NA ZAWSZE WIERNY SOBIE
PRZEGLĄD FILMÓW RYSZARDA BUGAJSKIEGO

W tym roku, 27 kwietnia, Ryszard Bugajski skończyłby 
80 lat. Zorganizowany przez SFP przegląd filmów w kinie 
Kultura był okazją do zapoznania się z twórczością tego 
jednego z najważniejszych polskich reżyserów. Seanse 
poprzedziły rozmowy Grażyny Torbickiej z Januszem 
Gajosem, Krystyną Jandą, Marią Mamoną, Tomaszem 
Raczkiem i Arkadiuszem Tomiakiem.
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pionego wokół Zakładu dla Nie-
widomych w Laskach i zmarła 
jako żarliwa katoliczka.  „Temat 
spotkania Julii Brystygierowej 
z kardynałem Stefanem Wyszyń-
skim chodził za Ryszardem od 
czasu Przesłuchania. Intereso-
wały go przyczyny, dla których 
ludzie zmieniają się, stają się 
kimś innym” – tłumaczyła Maria 
Mamona. O swoich pierwszych 
spotkaniach z reżyserem opo-
wiedzieli też aktor Janusz Gajos 
i autor zdjęć Arkadiusz Tomiak. 
Przypomnieli o komforcie pracy, 
jaki dawał im reżyser. Ufali mu.

„Powtarzam takie zdanie za 
Andrzejem Wajdą, że film służy 
do przedstawienia rzeczywistości, 
dzięki czemu staje się ona zro-
zumiała. Doznanie emocjonalne 
wcale nie musi być przyjemne. 
Kino rozrywkowe to nie moja 
działka” – mówił Ryszard Bu-
gajski w wywiadzie opublikowa-
nym w „Magazynie Filmowym” 
(nr 11/2016). „To, co mnie inte-
resuje, to danie ludziom szansy 
przeżycia artystycznego, które 
często zostaje z nimi przez długi 
czas. Dowodem tego może być 
Przesłuchanie. Film nakręcony 
34 lata temu już dawno powi-
nien być odfajkowany i odesłany 
do Filmoteki. Tymczasem ludzie 
opowiadają mi, że pokazują go 
dzisiaj swoim dzieciom i one są 
nim mocno przejęte. Myślę, że 
dlatego właśnie warto robić fil-
my” – dodał reżyser.

Przegląd filmów Ryszarda 
Bugajskiego odbył się w dniach 
25-27 kwietnia w kinie Kultura. 
Wstęp na wydarzenie był bez-
płatny. Relacje wideo z rozmów 
Grażyny Torbickiej wokół twór-
czości reżysera można obejrzeć 
na kanale YouTube Stowarzysze-
nia Filmowców Polskich pod 
adresem: https://www.youtube.
com/SFPorgPL.

Łukasz Knap

adwokat, który próbuje pomóc 
Indianom i działa w dobrych in-
tencjach, ale ciągle ponosi poraż-
ki. Ten temat wydaje mi się dzisiaj 
bardziej aktualny” – powiedział 
redaktor naczelny „Magazynu 
Filmowego”. Grażyna Torbicka 
zwróciła uwagę na jeszcze inny 
aspekt filmu: „Ryszard Bugajski 
pozostał wierny sobie. Zawsze 
istotny był dla niego temat walki 
o prawa człowieka, a tutaj spor-
tretował ludzi wywodzących się 
z różnych grup społecznych, re-
prezentujących różne światy. Te 
światy powinny ze sobą współist-
nieć, ale zamiast tego wzajemnie 
się niszczą”. 

Przegląd zakończyła Zaćma – 
ostatni film reżysera, o ostatnich 
latach życia Julii Brystigerowej – 
funkcjonariuszki Urzędu Bez-
pieczeństwa, zwanej Krwawą 
Luną, która pod koniec życia 
zbliżyła się do środowiska sku-

Arkadiusz Tomiak,  
Maria Mamona,  
Janusz Gajos  
i Grażyna Torbicka

Krystyna Janda
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Przesłuchanie, a wcze-
śniej spotkanie Graży-
ny Torbickiej z Kry-

styną Jandą: „Dostałam rolę, 
która była szansą życia” – po-
wiedziała bez ogródek. Rola 
Antoniny Dziwisz w dramacie 
Ryszarda Bugajskiego przynio-
sła jej Złotą Palmę. Aktorka 
opowiedziała historię powsta-
nia Przesłuchania z pasją, przy-

taczając anegdotę za anegdo-
tą. Przypomniała, jak cenzo-
rzy próbowali zniszczyć taśmę, 
jak kopiowano ją w piwnicach 
i pokazywano w podziemnym 
obiegu. Aktorka z rozbrajającą 
szczerością zdradziła też, któ-
rą scenę nakręciła... komplet-
nie pijana i last but not least,  
jak w niespełna dwie godziny 
udało jej się stworzyć piosen-
kę, która otwiera film.

fred Hitchcock przedstawia czy 
The Twilight Zone. 

Z tego okresu pochodzi peł-
nometrażowy Clearcut o adwo-
kacie z hipisowską przeszłością, 
występującym w obronie wyci-
nanych lasów i rdzennej indiań-
skiej ludności. Film jest dostępny 
obecnie na zaledwie dwóch ko-
piach. Jedna znajduje się w ar-
chiwach filmoteki kanadyjskiej, 
drugą posiada żona reżysera – 
Maria Mamona. I to właśnie ten 
niezwykle rzadki obraz publicz-
ność mogła zobaczyć w ramach 
przeglądu. Przed projekcją o je-
go genezie opowiedzieli Graży-
na Torbicka i Tomasz Raczek. 
„Kiedy Bugajski robił ten film, 
myślał o Indianach i konfron-
tacji starej kultury kanadyjskiej 
z nowoczesnością nastawioną 
na zysk. Z dzisiejszego punktu 
widzenia, co innego wydaje się 
ważne. Kluczową postacią jest 

Przesłuchanie nie bez po-
wodu jest uznawane za jeden 
z najważniejszych polskich fil-
mów antykomunistycznych. Był 
nie tyle skierowany na półkę, 
ile przeznaczony do fizycznej 
likwidacji, a pozbawionemu 
możliwości wykonywania za-
wodu reżyserowi pozostała je-
dynie emigracja. Wyjechał do 
Kanady, gdzie kręcił odcinki 
popularnych seriali, m.in. Al-

Tomasz Raczek 
i Grażyna Torbicka
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PREZES SFP W ŁÓDZKIEJ    ALEI GWIAZD
ODSŁONIĘCIE GWIAZDY JACKA BROMSKIEGO

W Łodzi na słynnej ulicy 
Piotrkowskiej biegnie Aleja 
Gwiazd upamiętniająca 
najwybitniejszych twórców 
polskiej kinematografii. 
W maju przybyła kolejna 
gwiazda – reżysera, 
scenarzysty i producenta, 
od 1996 roku prezesa SFP – 
Jacka Bromskiego.
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To 93. gwiazda, dzię-
ki, że zmieściłem się 
w pierwszej setce! Bar-
dzo jestem zmieszany, 

czuję się przytłoczony” – mówił 
Jacek Bromski podczas odsłonię-
cia swojej gwiazdy (9 maja) przy 
ulicy Piotrkowskiej 68. Uhonoro-
wany twórca 45 lat temu ukoń-
czył Wydział Reżyserii Państwo-
wej Wyższej Szkoły Filmowej, Te-
lewizyjnej i Teatralnej w Łodzi. 
To właśnie tu powstawały jego 
szkolne etiudy, a także, jak pod-
kreśliła wiceprezydentka Łodzi 
Małgorzata Moskwa-Wodnicka, 
najbardziej łódzki z jego filmów –  
Kariera Nikosia Dyzmy (film ten 
niemal w całości realizowany był 
w Łodzi – w słynnych plenerach, 
jak m.in. park im. księcia Józefa 
Poniatowskiego, czy wnętrzach, 
jak choćby pałac Izraela Poznań-
skiego).

Ceremonię odsłonięcia gwiaz-
dy zorganizowało Narodowe 
Centrum Kultury Filmowej przy 
udziale Urzędu Miasta Łodzi. 
„Ogromne podziękowanie za fil-
my, seriale, za promowanie nie 
tylko Łodzi Filmowej, ale filmu 
i ludzi filmu, gdyż przewodniczy 
pan od 1996 roku Stowarzyszeniu 
Filmowców Polskich” – mówiła 
pani wiceprezydent, podkreślając, 
że dokładnie rok temu, wspólnie 
z Jackiem Bromskim, odsłaniali 
gwiazdę Stowarzyszenia pod nu-
merem 77, niemal naprzeciwko. 

Laudację na cześć bohatera 
wygłosił prof. Rafał Syska, dyrek-
tor NCKF, gospodarz uroczysto-
ści, przypominając m.in. różno-
rodny, wielogatunkowy dorobek 
artystyczny reżysera. Stwierdził 
on przy tym, że: „Rozróżnienia 
na kino autorskie i dla publicz-
ności nie mają sensu. To, co pan 
Jacek Bromski stworzył w swo-
ich filmach to w świetnych pro-
porcjach połączenie czegoś, co 
związane jest z kinem autorskim, 
gdyż jest nie tylko reżyserem, 

ale także scenarzystą, ale rów-
nież czegoś niesłychanie waż-
nego, co w kinie jest wartością 
nadrzędną – profesjonalizmu”. 
Przypomniał odważny debiut, 
wspólnie zrealizowany z Jerzym 
Gruzą – międzynarodową Alicję 
z gwiazdorską obsadą. Mimo iż 
Bromski całe życie ze sceptycy-
zmem odnosił się do kina mo-
ralnego niepokoju, to jego indy-
widualnym debiutem telewizyj-
nym była nagrodzona (za debiut 
reżyserski) w 1985 roku na Fe-
stiwalu Polskich Filmów Fabu-
larnych w Gdańsku Ceremonia 
pogrzebowa. Chwilę później ekipa 
i aktorzy z Ceremonii… zagrali 
w znakomitym Zabij mnie gli-
no, który trzeba nazwać – choć 
powstał w latach 80. – polskim 
filmem „policyjnym”. „Ogląda-
łem go z dumą, że my, Polacy, 
możemy zrobić film gatunkowy 
tak profesjonalnie, bez żadnych 
kompleksów, z dramaturgiczną 
i inscenizacyjną biegłością” – 
mówił profesor Syska. Te cechy 
znalazły się w dalszej twórczości 
Bromskiego. Choćby w popular-

nej komedii erotycznej Sztuka 
kochania czy w filmach sensacyj-
nych, jak Uwikłanie i Anatomia 
zła. Filmoznawca wspomniał też 
o „jasnych” filmach Jacka Brom-
skiego, tych spod marki U Pana 
Boga za piecem. – „Pamiętam 
zdziwienie widzów, krytyków, 
że w czasach transformacji po-
trzebujemy przede wszystkim 
obrazu wielkich miast, a prze-
cież Bromski takie miasta po-
kazywał – w Dzieciach i rybach 
czy To ja złodziej. Tymczasem 
Jacek Bromski wyprzedził czas. 
Dzisiaj uciekamy w Bieszczady, 
tęsknimy do miejsc, które wyda-
ją się anachroniczne, a w których 
tkwi wielki potencjał wartości”. 

Gospodarze i goście ceremo-
nii odsłonięcia gwiazdy przypo-
mnieli zasługi Bromskiego w roz-
woju Stowarzyszenia Filmow-
ców Polskich, w ustanowieniu 
kluczowej dla branży filmowej 
legislacji, powołaniu Polskiego 
Instytutu Sztuki Filmowej oraz 
rozwoju ZAPA. „Dziękuję, że 
mogę odsłonić gwiazdę w mie-
ście, w którym spędziłem cu-

downe lata w Szkole Filmowej 
i które z wielką przyjemnością 
odkryłem na nowo, kręcąc Ka-
rierę Nikosia Dyzmy” – powie-
dział wzruszony bohater uroczy-
stości. Gwiazda reżysera została 
ufundowana przez Miasto Łódź 
w ramach projektu Łódź Miasto 
Filmu UNESCO.

Uroczystość zakończyło spo-
tkanie z reżyserem, które po-
prowadziła Grażyna Torbicka. 
Rozmowa dotyczyła początków 
kariery, debiutanckiej kinowej 
Alicji, pracy producenta w Stu-
diu Filmowym „Zebra”, które 
Jacek Bromski wspólnie prowa-
dził z przyjacielem z roku Juliu-
szem Machulskim, o kolejnych 
filmach, a także o działalności 
na rzecz środowiska i o młodych 
filmowcach, którzy od wielu lat 
realizują swoje pomysły w dzia-
łającym przy SFP Studiu Munka. 
W spotkaniu z reżyserem wzięli 
udział widzowie, przyjaciele, ro-
dzina i współpracownicy, a także 
członkowie Koła Łódzkiego SFP. 

Anna WróblewskaJacek Bromski 
w Łódzkiej Alei Gwiazd

Jacek Bromski 
 i Grażyna Torbicka
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ZAWSZE BYŁEM MALARZEM
 PRZEGLĄD FILMÓW JERZEGO SKOLIMOWSKIEGO

Przegląd filmów Jerzego 
Skolimowskiego cieszył 
się ogromną popular-
nością, czemu trud-

no się dziwić. Nie ma drugiego 
żyjącego rodzimego twórcy-le-
gendy nagrodzonego taką liczbą 
rozmaitych nagród. Reżyser to 
mało powiedziane: scenarzysta, 
producent, aktor, poeta, malarz. 
Współtwórca nowej fali w kinie 
polskim, niemal zawsze wierny 
kinu autorskiemu. 

Pierwszego dnia przeglądu pu-
bliczność obejrzała Na samym 
dnie (Deep End, 1970). Wcześniej 
odbyło się zapowiedziane przez 
prezesa SFP Jacka Bromskiego 
spotkanie Grażyny Torbickiej 
z reżyserem, który czarował pu-
bliczność anegdotami z „okresu 
brytyjskiego”. Zdradził, że za ho-
norarium za film Start (Le départ, 
1967), wynoszące 4100 dolarów, 
kupił Mustanga, którym dumnie 
jeździł po Warszawie, dopóki nie 
odkupił go od niego Czesław Nie-
men. Później szczegółowo przed-
stawił proces obsady Na samym 
dnie, w którym znaleźli się John 
Moulder-Brown i Jane Asher, ów-
czesna dziewczyna Paula McCart-
neya. Wytłumaczył też, jak do-
szło do tego, że otwierającą film 
piosenkę zaśpiewał sam Cat Ste-
vens, i jaki udział mieli Bolesław 
Sulik i Jerzy Gruza w powstaniu 
scenariusza. Gdy Grażyna Tor-
bicka zwróciła uwagę na formę, 
kolory i kompozycję dzieła, reży-
ser podkreślił: „Jestem malarzem 
i byłem nim zawsze, nawet kiedy 
nie malowałem obrazów”.

Jerzy Skolimowski, najbardziej obecnie utytułowany polski 
twórca filmowy, 5 maja obchodził 85. urodziny. Z tej okazji SFP 
przygotowało czterodniowy przegląd jego twórczości w kinie 
Kultura. Projekcjom towarzyszyły spotkania z reżyserem, który 
obdarował publiczność licznymi anegdotami.
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WYGNANIEC
Drugiego dnia przeglądu publicz-
ność obejrzała Wrzask (The Shout, 
1978). Jak zauważył we wstępie 
prowadzący spotkanie krytyk fil-
mowy Sebastian Smoliński, tytuł 
ten przez wiele lat był w Polsce 
niedostępny. Reżyser przy tej oka-
zji przypomniał, że w Londynie, 
gdzie powstał film, znalazł się ja-
ko „wygnaniec z Polski bez grosza 
przy duszy”. Droga do wyreżyse-
rowania Wrzasku była kręta: „Nie 
miałem agenta, głównie ze skąp-
stwa, bo nie chciałem oddawać 
nawet kilkunastu procent swo-
jego skromnego honorarium” – 
przyznał reżyser.

Propozycja reżyserii Wrzasku 
przyszła od Jeremy’ego Thomasa, 
ówcześnie początkującego, a dziś 
uznanego i wpływowego produ-
centa: „Dzielę swoje filmy na trzy 
kategorie: bardzo złe, średnie i do-
bre, a nawet bardzo dobre, których 
jest może ze cztery lub pięć. Ten 
film zaliczam do najlepszych” – 
powiedział Skolimowski.

Niewątpliwym atutem Wrzasku 
jest obsada: John Hurt, Alan Bates, 
Susannah York, Robert Stephens, 
Tim Curry. „Nie można było ma-
rzyć o lepszej obsadzie w tamtych 
czasach” – przyznał Skolimowski. 
Podkreślał też ogromne zasługi 
producenta. Współpracuje z nim 
do dziś i to jemu zawdzięcza suk-
ces IO za granicą. Reżyser szcze-
gółowo opowiedział też historię 
powstania tytułowego wrzasku. 
Po wielu nieudanych próbach 
z różnymi aktorami, Skolimow-
ski sprawdził własne umiejętności 
wokalne – z sukcesem.

W programie trzeciego dnia 
przeglądu znalazła się Fucha 
(Moonlighting, 1982) z Jeremym 
Ironsem w roli szefa polskiej eki-
py budowlanej. Grażyna Torbic-
ka, zapowiadając film (wyjątko-
wo bez reżysera, który nie dotarł 
na pokaz), przypomniała, że re-
żyser napisał scenariusz w trzy 

tygodnie, a mówimy o tekście, 
za który otrzymał Złotą Palmę 
w Cannes!

Ostatniego dnia przeglądu, 
przy wypełnionej po brzegi sali 
kina Kultura, publiczność obej-
rzała najnowsze, nominowane 
do Oscara dzieło reżysera – IO. 
Film zrealizowany w koproduk-
cji polsko-włoskiej czerpie inspi-
rację z klasycznej produkcji Ro-
berta Bressona Na los szczęścia, 
Baltazarze. 

W spotkaniu udział wzięli re-
żyser oraz Ewa Piaskowska – pro-
ducentka i współscenarzystka. 
Twórcy w zabawny sposób opo-
wiedzieli o recepcji IO w Stanach 
Zjednoczonych, odnieśli się do 
przesłania dzieła, zdradzili kuli-
sy pracy z kluczowymi odtwór-
cami głównej roli, czyli osioł-
ka (by stworzyć postać jednego 
zwierzęcego bohatera zagrało aż 
sześć osiołków – przyp. red.), któ-
ry w filmowej historii przechodzi 
z rąk do rąk.

Przegląd Filmów Jerzego Sko-
limowskiego odbył się w dniach 
8-11 maja w kinie Kultura. Wstęp 

na wszystkie wydarzenia był bez-
płatny. Nagrania wideo ze spo-
tkań z reżyserem są dostępne na 
kanale YouTube Stowarzyszenia 

Filmowców Polskich: www.youtu-
be.com/sfporgpl.

Łukasz KnapFo
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Ewa Piaskowska, 
Jerzy Skolimowski 
i Grażyna Torbicka

Ewa Piaskowska 
i Jerzy Skolimowski

Grażyna Torbicka  
i Jerzy Skolimowski
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WROCŁAW UPAMIĘTNIŁ       TWÓRCĘ SAMYCH SWOICH
 ODSŁONIĘCIE TABLICY SYLWESTRA CHĘCIŃSKIEGO
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wodu słynął z perfekcjonizmu. 
W ocenie scenografa Rafała Wal-
tenbergera był jednym z ostatnich 
romantyków kina. „Nie mam na 
myśli odwołań do poezji roman-
tycznej, tylko ogromny entuzjazm, 
jaki Chęciński zaszczepiał wszyst-
kim w ekipie filmowej, począw-
szy od siebie, a skończywszy na 
taksówkarzu, który woził nas na 
plan. Dzięki temu wszyscy my-
śleliśmy wtedy tylko o tym, żeby 
powstało wspaniałe dzieło filmo-
we” – wyznał Waltenberger, prze-
mawiając pod tablicą poświęconą 
twórcy Rozmów kontrolowanych.

Wspomniana wcześniej lau-
dacja podkreśliła także bodaj 
największą zasługę Sylwestra 
Chęcińskiego. Zacytowano 
w niej słowa reżysera Janusza 
Zaorskiego z artykułu pożegnal-
nego o Chęcińskim („Magazyn 
Filmowy” nr 2/2022): „Pod pew-

nym względem to, czego doko-
nał w kinie polskim Sylwester 
Chęciński filmami Sami swoi, 
Nie ma mocnych i Kochaj albo 

niewiedzącym w 1945 roku, jak 
potoczą się ich losy – nową toż-
samość, ukazując, z ogromną 
sympatią dla tych ludzi, ich wra-

ruszył zakazany w PRL temat 
powojennych przesiedleń, for-
mę komedii, uchronił film przed 
odłożeniem na półkę” – powie-
dział reżyser Małej Moskwy. Ak-
tor scen wrocławskich Edwin 
Petrykat mówił o stosunkowo 
mało znanych związkach Syl-
westra Chęcińskiego z teatrem 
i telewizją. „To także były waż-
ne nurty w jego twórczości” – 
stwierdził, a na poparcie tej te-
zy przytoczył sukcesy dwóch 
przedstawień w reżyserii autora 
Rozmów kontrolowanych. W Te-
atrze Współczesnym we Wrocła-
wiu długo nie schodziła z afisza 
Komedia sytuacyjna Johnniego 
Mortimera i Briana Cooke’a, zaś 
Dziękuję za służbę według Wło-
dzimierza Perzyńskiego uzna-
no za jeden ze stu najlepszych 
spektakli Teatru Telewizji. 

Z kolei zasługi reżysera dla 
Lubomierza wychwalał Bogu-
sław Chrzan, dyrektor odbywa-
jącego się tam Ogólnopolskiego 
Festiwalu Filmów Komediowych 
„Sami Swoi” oraz miejscowego 
Muzeum Kargula i Pawlaka. Po-
nadto głos zabrali przedstawiciele 
władz Gminy Czernica („grają-
cej” Rudniki w Samych Swoich), 
Marcin Golański i Adam Jasku-
ła, a także Halina Trojanowska 
i Bartosz Kuświk, którzy kończą 
właśnie prace nad książką o Syl-
westrze Chęcińskim.

W praktycznie wszystkich wy-
powiedziach zarówno przed, jak 
i po kulminacyjnym momencie 
całego wydarzenia – czyli odsło-
nięciu tablicy – powracały słowa 
uznania dla Sylwestra Chęciń-
skiego nie tylko za jego filmy, 
nie tylko za znakomite relacje 
z aktorami i współrealizatora-
mi filmów, ale również za jego 
dobroć, życzliwość i niebywałą 
skromność.

Andrzej 
Bukowiecki

Dwa dni po uroczysto-
ści odsłonięcia tabli-
cy, czyli 21 maja, au-
tor kultowej trylogii 

komediowej o waśniach rodzin 
Kargulów i Pawlaków, zainicjo-
wanej filmem Sami swoi (1967), 
obchodziłby 93 urodziny. Syl-
wester Chęciński jest piątym 
artystą uczczonym tablicą – po 
Zbigniewie Cybulskim, Wojcie-
chu Jerzym Hasie, Stanisławie 
Lenartowiczu i Tadeuszu Ko-
sarewiczu. Wszystkie zawisły 
na ścianie frontowej Centrum 
Technologii Audiowizualnych 
CeTA, które 1 stycznia przyszłe-
go roku oficjalnie znów stanie 
się Wytwórnią Filmów Fabu-
larnych we Wrocławiu. Artyści 
uhonorowani tablicami związa-
li dużą część swego życia z tym 
miastem i z tą Wytwórnią. „Ko-
lejność, w jakiej je odsłaniamy, 

nie jest przypadkowa. I tak np. 
po Kosarewiczu przyszła kolej 
na Chęcińskiego, gdyż ci dwaj 
filmowcy wielokrotnie ze sobą 
współpracowali” – powiedział 
na powitanie dyrektor CeTA, 
wkrótce WFF, dr Robert Bana-
siak. Wraz z reżyserem Walde-
marem Krzystkiem odsłonił ta-
blicę poświęconą reżyserowi nie 
tylko trylogii o Kargulach i Paw-
lakach, ale również innych bar-
dzo dobrych i lubianych filmów: 
Historii żółtej ciżemki (1961), 
Wielkiego Szu (1982), Rozmów 
kontrolowanych (1991). 

Sylwester Chęciński miał w do-
robku także filmy słabsze, ale – na 
co zwrócił uwagę w laudacji niżej 
podpisany – nawet wśród nich nie 
znajdziemy nieudolnie zrealizo-
wanych. Chęciński już na studiach 
pilnie zgłębiał tajniki warsztatu 
reżyserskiego. Po wejściu do za-

W miesiąc po odsłonięciu 
na gmachu Centrum 
Technologii Audiowizualnych 
CeTA we Wrocławiu tablicy 
poświęconej scenografowi 
Tadeuszowi Kosarewiczowi 
(o czym pisaliśmy 
w majowym „Magazynie 
Filmowym”), w tym samym 
miejscu odsłonięto tablicę 
upamiętniającą reżysera 
Sylwestra Chęcińskiego. 
Uroczystość odbyła się 19 maja.

rzuć, nie da się porównać z osią-
gnięciami żadnego innego re-
żysera. Dał oto społeczności za-
bużańskiej, wysiedlonej z Kre-
sów – lwowiakom, wilnianom, 

stanie w Ziemie Zachodnie (…)”. 
Na wrocławskiej uroczystości 
ten wątek rozwinął Waldemar 
Krzystek. „Chęciński, nadając 
Samym swoim, w których po-

Robert Banasiak, 
Waldemar Krzystek 

i Andrzej Bukowiecki
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Uroczyste odsłonięcie 
tablicy upamiętniającej 
Sylwestra Chęcińskiego
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artystka. – „Przedstawiam w nim młode 
osoby w kinie, zajęte bardziej sobą niż 
tym, co na ekranie. Tak postrzegam mło-
dość: jako żywiołową, odważną, emocjo-
nalną i przekraczającą granice energię. 
Osoby z plakatu skupione są na życiu i na 

doświadczaniu. Film rzuca na nie światło, 
które dodaje im koloru i sprawia, że ich 
kształty nabierają ostrości. Gdy zgaśnie, 
zgubią formę, a kolory zleją się w jeden”. 
Plakat promuje dwie ważne z punktu 
widzenia organizatorów „Młodzi i Film” 

tradycje: po pierwsze zachęca do wyjścia 
z domu i pójścia do kina, co w dobie oglą-
dania online wcale nie jest takie oczywiste; 
po drugie odwołuje się do pięknej prak-
tyki bycia razem, bycia blisko.

Festiwal stał się miejscem spotkań mło-
dych twórców filmowych oraz aktorów, któ-
rzy uwielbiają przyjeżdżać do Koszalina. Co 
roku w programie „Młodzi i Film” pojawiają 
się retrospektywy, Teatroteka, czyli projekt 
Wytwórni Filmów Dokumentalnych i Fabu-
larnych o charakterze artystycznym i edu-
kacyjnym, a także pokazy filmów jurorów 
oraz pokazy specjalne. Istotne są też spo-
tkania „Szczerość za szczerość” z ekipami 
filmów konkursowych, spotkania branżowe 
dla uczestników festiwalu czy klub festiwa-
lowy, w którym w trakcie trwania imprezy 
odbywają się koncerty. W tym roku w roli 
prowadzących Galę Zamknięcia zadebiutują 
komicy i stand-uperzy Agnieszka Matan 
i Szymon Majewski.

W 2022 roku laureatką „Młodzi i Film” 
została Aleksandra Terpińska za Innych 
ludzi, a nagrodę im. Stanisława Różewi-
cza za reżyserię odebrał Tomasz Habowski 
za Piosenki o miłości. Terpińska wspomi-
nała, że „Młodzi i Film” to najlepszy festi-
wal, najcieplejszy, przyjmujący pod swoje 
skrzydła debiutantów. W Koszalinie pod-
czas festiwalu panuje wspaniała atmos-
fera. Kto w tym roku otrzyma Wielkiego 
Jantara? Kto jest nadzieją polskiego kina? 
O tym przekonamy się wkrótce. 

Marcin Radomski
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W Koszalinie na przestrzeni 
lat debiutowali m.in. tak 
znakomici artyści,  jak 
Agnieszka Holland, Xawery 

Żuławski, Tomasz Wasilewski, Łukasz Pal-
kowski, Sławomir Fabicki, Jan P. Matuszyń-
ski, Marcin Wrona czy Dariusz Gajewski.

Festiwal „Młodzi i Film” to nie tylko trzy 
konkursy: Pełnometrażowych Debiutów 

42. Koszaliński Festiwal Debiutów 
Filmowych „Młodzi i Film” odbędzie 
się w dniach 12-17 czerwca.  
To największe w Polsce wydarzenie 
filmowe prezentujące dorobek 
współczesnego młodego polskiego kina. 

Fabularnych, Pełnometrażowych Debiu-
tów Dokumentalnych i Krótkometrażo-
wych Debiutów Filmowych. W tym roku 
nadesłano rekordową ilość zgłoszeń do 
selekcji: 36 pełnometrażowych debiutów 
fabularnych i 30 pełnometrażowych debiu-
tów dokumentalnych (powyżej 70 minut). 

Do Konkursu Pełnometrażowych Debiu-
tów Fabularnych zakwalifikowano filmy: 

Słoń (reż. Kamil Krawczycki), Hela (reż. 
Anna Kasperska), Na twoim miejscu (reż. 
Antonio Galdamez Muñoz), Tata (reż. Anna 
Maliszewska), Chleb i sól (reż. Damian 
Kocur), Roving Woman (reż. Michał Chmie-
lewski), Matecznik (reż. Grzegorz Mołda), 
Niebezpieczni dżentelmeni (reż. Maciej 
Kawalski), Johnny (reż. Daniel Jaroszek), 
Masz ci los (Mateusz Głowacki), Granice 
miłości (reż. Tomasz Wiński), Koński ogon 
(reż. Justyna Łuczaj), Różne drogi do świę-
tości (reż. Aniela Astrid Gabryel), Obudź 
się (reż. Filip Dzierżawski) oraz Norwe-
gian Dream (reż. Leiv Igor Devold). Prze-
wodniczącym jury Konkursu Pełnome-
trażowych Debiutów Fabularnych będzie 
w tym roku reżyser, operator i scenarzysta 
Jan Holoubek (nagrodzony na „Młodzi 
i Film” w 2007 roku za swój krótki doku-
ment Słońce i cień, oraz w 2020 za pełnome-
trażowy debiut reżyserski 25 lat niewinno-
ści. Sprawa Tomka Komendy – przyp. red.). 
Ponadto w jury tego konkursu zasiądą: 
aktorka Sandra Drzymalska, dziennikarz, 
reporter i pisarz Cezary Łazarewicz, sce-
nograf Marek Warszewski oraz autorka 
tekstów piosenek, kompozytorka i woka-
listka Zuzanna Wrońska.

W Konkursie Pełnometrażowych Debiu-
tów Dokumentalnych znalazły się: Głos (reż. 
Dominika Montean-Pańków), Lot (reż. 
Anna Zakrzewska i Łukasz Ronduda), Pia-
noforte (reż. Jakub Piątek), Chłopaki (reż. 
Łukasz Machowski i Katarzyna Macha-
łek), Apolonia, Apolonia (reż. Lea Glob), 
Córy węgla (reż. Aneta Nowicka), To tylko/
aż ciało… albo krótki film o wolności (reż. 
Michał Hytroś), Moja Ozerna (reż. Karina 
Będkowska), Globus / No Elephant in the 
Room (reż. Clara Kleininger-Wanik) oraz 
Leon (reż. Wojciech Gostomczyk). Prze-
wodniczącą jury Konkursu Pełnometrażo-
wych Debiutów Dokumentalnych będzie 
nominowana do Oscara reżyserka, produ-
centka i autorka zdjęć Hanna Polak. Oprócz 
niej w jury zasiądą reżyserzy i scenarzyści: 
Andrzej Fidyk i Michał Marczak.

W  Konkursie Krótkometrażowych 
Debiutów Filmowych pokazane zostaną 
najlepsze filmy fabularne (30 tytułów), ani-
mowane (24) oraz dokumenty (17). Prze-
wodniczącym jury Konkursu Krótkome-
trażowych Debiutów Filmowych będzie 
reżyser, scenarzysta i storyboardzista Mate-
usz Rakowicz. 

Tegoroczną edycję „Młodzi i Film” 
promuje plakat autorstwa Katarzyny 
Boguckiej. „Projekt traktuje nazwę festi-
walu z przymrużeniem oka” – wyjaśnia Fo
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Głos, reż. Dominika  
Montean-Pańków

Najważniejsze, że się starasz, 
reż. Karolina Borgiasz

Słoń, reż. Kamil 
Krawczycki
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To już drugi rok działania Rady Arty-
stycznej. Jakie macie refleksje po tych 
dwóch latach?
Michał Szcześniak: Ten czas pozwolił 
nam przyjrzeć się festiwalowi. Znamy jego 
mocne strony, ale też bolączki, braki. Dia-
gnozujemy – chyba celnie – jego potrzeby, 
wiemy, jakie zmiany powinny się dokonać 
i to w najbliższym czasie. Bardzo się zaan-
gażowaliśmy i to nie dlatego, że to rodzaj 
pracy czy odpowiedzialności, ale czujemy 
się związani z tym wydarzeniem, jeste-

śmy jego wychowankami, lubimy festiwal 
„Młodzi i Film” tak po ludzku. Chcemy 
dla niego dobrze. I taką ważną zmianą, 
jaka już się wydarzyła, jest dodanie do pro-
gramu Koszalińskiego Festiwalu Debiu-
tów Filmowych – Konkursu Pełnometra-
żowych Debiutów Dokumentalnych. Od 
dwóch lat ta nowa sekcja trzyma niebywale 
wysoki poziom. Ten konkurs ma rewela-
cyjną jakość, to często są najlepsze filmy 
festiwalu – po prostu olśnienia! W tym 
roku wprowadzimy kolejny konkurs we 

współpracy z WFDiF: Konkurs Teatrotek 
(TEATROTEKA to artystyczno-eduka-
cyjny projekt Wytwórni Filmów Doku-
mentalnych i Fabularnych, w ramach 
którego młodzi twórcy realizują spektakle-
-ekranizacje współczesnych sztuk młodych 
dramaturgów – przyp. red.). 

Teatroteki to wyjątkowo ciekawy for-
mat. 
M.S.: Tak, młodzi twórcy realizują swoje 
pierwsze formy średniometrażowe przy 

wsparciu doświadczonych specjalistów 
różnych profesji, na hali, z użyciem naj-
lepszego sprzętu. Unikalną zasadą tego 
programu jest fakt, że są to adaptacje 
tekstów debiutujących dramaturgów. 
Zarówno ja, jak i Piotr Domalewski szli-
śmy tą ścieżką i widzimy, jak pomocne 
jest to doświadczenie. Ten format obro-
dził już zresztą odkryciami wielkich talen-
tów. Są wśród nich m.in. Daria Wiktoria 
Kopiec, Wawrzyniec Kostrzewski, Julia 
Ruszkiewicz, Bartosz Paduch. Teatroteki 
są niemal zawsze bardzo ciekawe formal-
nie z racji przenikania się w nich świata 
języka kina i możliwości filmowych ze 
światem utworów przeznaczonych na 
scenę teatralną. Warto może jeszcze 
wspomnieć, iż w tym roku zaproponu-
jemy reformę całego festiwalu – z szacun-
kiem dla tradycji, dla marki, dla historii 
wydarzenia.

Kasiu, a czym dla ciebie były te dwa 
lata?
Katarzyna Klimkiewicz: Ja na pewno tro-
chę lepiej rozumiem rolę, jaką mieliśmy 
i wciąż mamy do spełnienia jako Rada – 

naszym zadaniem nie jest wybieranie 
najlepszych filmów do sekcji konkurso-
wych, ale najciekawszych z perspektywy 
wyczucia ducha czasu, uchwycenia czegoś 
istotnego, czy to w historii, czy w formie. 
Nauczyłam się mniej oceniać, a bardziej 
rozpoznawać.

Co konkretnie? 
K.K.: Jakąś autentyczność i prawdę emo-
cji, myśli, języka. Umiem lepiej zdiagno-
zować prawdę i fałsz, wyczuć kalkulację 

i ściemę. Mam na pewno inny system 
oceny, bo nie polega on dziś wyłącz-
nie na moim guście. Mój gust w zasa-
dzie jest drugorzędny podczas reko-
mendowania filmów na festiwal. Przede 
wszystkim oceniam pomysł i to, czy 
udało się go w sposób spójny i konse-
kwentny zrealizować. Szczególnie cie-
kawym doświadczeniem była dla mnie 
zeszłoroczna możliwość obserwacji na 
festiwalu wyborów jurorów. Nagrodzili 
filmy według nich najlepsze, najcenniej-
sze, najciekawsze i te wskazania czasami 
zupełnie nie pokrywały się z moimi. I to 
mi dało dużo do myślenia.  

No właśnie, wasza praca to rekomen-
dowanie filmów do konkursowych 
sekcji. Jakie jest to młode polskie 
kino?
K.K.: Bardzo ciekawe i profesjo-
nalne. Patrząc wstecz, młodzi ludzie 
są dziś świadomi języka filmowego 
dużo bardziej niż my kiedyś. Obecność 
różnego rodzaju technologii i narracji 
wizualnych jest powszechna, młodzi 
kręcą coś cały czas i mają większą świa- Fo

t. 
Ar

ch
iw

um
 K

at
ar

zy
ny

 K
lim

ki
ew

ic
z, 

Bo
ry

s 
Sk

rz
yń

sk
i/S

FP

23

WYLUZUJCIE!
Z Katarzyną Klimkiewicz 
i Michałem Szcześniakiem 
rozmawia Anna Serdiukow 

Od dwóch lat w ramach 
Koszalińskiego Festiwalu Debiutów 
Filmowych „Młodzi i Film” działa 
Rada Artystyczna, w skład której 

wchodzą: Katarzyna Klimkiewicz, 
Anna Zamecka, Michał Szcześniak 

i Piotr Domalewski. Działania 
Rady to przede wszystkim 

rekomendowanie i selekcja filmów 
konkursowych oraz modernizacja 
festiwalu. W tym roku kadencja 

osób wybranych do tego gremium 
kończy się. Podsumowując 

zmiany i dokonania Rady, ale 
też dając przedsmak tegorocznej 
edycji, prezentujemy rozmowę 

z Katarzyną Klimkiewicz 
i Michałem Szcześniakiem – 

dodatkowo członkami Zarządu 
Głównego SFP – o pracy na rzecz 
dwóch edycji festiwalu „Młodzi 

i Film” oraz o debiutanckim kinie. 

Katarzyna Klimkiewicz

Michał Szcześniak
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domość obrazu niż poprzednie poko-
lenia. Za tym nie zawsze idzie jasność 
przekazu, precyzja treści czy właściwa 
dramaturgia, liczy się często samo eks-
plorowanie języka filmu. Ale tak ma być, 
wiadomo, że te pierwsze filmy rzadko 
bywają doskonałe, w ogóle rzadko który 
film jest doskonały. Wśród współcze-
snych młodych debiutantów widać 
wielu interesujących, świadomych twór-
ców, widać zalążki ciekawego stylu. Ja 
młodym czasami wręcz zazdroszczę 
momentu, w którym teraz są – odnaj-
dują swój język, definiują siebie, wierzą, 
że wszystko jest możliwe. 
M.S.: Młode kino bez wątpienia zaskakuje 
jakością. W tym roku będziemy mieli 
niezwykle wyrównane konkursy tak 
krótko-, jak i pełnometrażowe. Trudno 
jednak znaleźć jeden wspólny mianow-
nik filmów – tak bardzo są różnorodne. 
Na pewno młodzi filmowcy wiedzą wię-
cej niż my w ich wieku – mają dostęp do 
narzędzi, ale też więcej oglądają, jeżdżą 
na festiwale za granicą. Dlatego debiuty są 
wyjątkowo świadome i często w dobrym 
sensie ryzykowne, łamiące tabu, bardzo 
osobiste. Szczególne wrażenie zrobiły na 
mnie w tym roku filmy animowane. Ich 
estetyczna, narracyjna i dramaturgiczna 
konsekwencja jest unikalna. Mam wra-
żenie przełomowego roku dla tej formy. 
Filmy są pięknie opowiedziane, w sposób 
odpowiedzialny i świadomy, są także kon-
sekwentne wizualnie. Mogłyby się znaleźć 
na każdym europejskim festiwalu. Jest to 
poziom światowy. Warto zacząć mówić 
o krajowym kinie animowanym z dumą 
i radością – mamy się naprawdę czym 
pochwalić.

Jakie macie wspomnienia z „Młodzi 
i Film”? Kiedyś sami byliście oce-
niani, dziś to wy oceniacie innych. 
Zmiana warty dokonuje się za waszą 
sprawą. Jakie to uczucie? Przytłacza-
jące? A może to odpowiedzialność? 
Czujecie jakiś rodzaj wzruszenia, siły, 
władzy, onieśmielenia?
M.S.: U mnie wszystkie te emocje są 
obecne, przenikają się, może jedynie 
poza władzą. Nigdy nie łączyłem naszych 
działań z poczuciem władzy. Powiem 
więcej – podziwiam młodych kolegów 
i młode koleżanki, szanuję ich za filmy, 
którymi debiutują. Naszą rolę postrze-
gam jako rodzaj pomostu, pomiędzy 
debiutantami a starszą generacją fil-
mowców. Cieszę się, że tak się ułożyło 

w tym naszym pokoleniu, że możemy 
to wszystko ustrukturyzować, że to my 
przekazujemy pałeczkę kolejnej gene-
racji, i to pozostając w bliskim kontak-
cie zarówno z młodymi, jak i z bardziej 
doświadczonymi twórcami. Jednocze-
śnie jesteśmy obecni na festiwalu, obser-
wujemy młodych i ich dokonania bez 
dystansu, jako partnerzy w tej sztafecie! 

Ten brak dystansu jest tutaj w ogóle 
chyba kluczowy?
M.S.: On jest elementem większej prze-
miany pokoleniowej, która się doko-
nuje. Debiutant nie oznacza już petenta, 
nie jest łatką. Bycie debiutantem nie 
nosi znamion czegoś wstydliwego. 
Młodym twórcom nie trzeba już nieść 
pomocy, często robią świetne filmy, 
nie mając opieki artystycznej, wręcz 
my – jako twórcy z jakimś już dorob-
kiem – możemy się czegoś nauczyć od 
tych nowych w branży osób. I na koniec: 
debiuty często okazują się najlepszymi 
filmami roku. Wystarczy zwrócić uwagę 
chociażby na takie tegoroczne tytuły, jak 
Chleb i sól Damiana Kocura czy zjawi-
skowy Roving Woman Michała Chmie-
lewskiego. Dzisiaj debiut oznacza kino 
świeże, poszukujące, odważne. Młodzi 
oglądają filmy we wszystkich możliwych 

formatach, myślą obrazem, mają dużą 
umiejętność przekładania swoich emocji 
i historii na język kamery. 
K.K.: A ja staram się patrzeć na sie-
bie i innych oczami dziewczyny, która 
te blisko 20 lat temu po raz pierwszy 
była na festiwalu. W oczach dzisiejszych 
debiutantów pewnie jestem panią, która 
coś tam osiągnęła, ale staram się nie 
zapominać o tym, jak ta dwudziestopa-
roletnia Kasia patrzyłaby na Kasię o kil-
kanaście lat starszą, co by o niej myślała. 

To ciekawe, co by myślała?
K.K.: Ta dwudziestoletnia Kasia widzia-
łaby pewną siebie babkę, która zapewne 
patrzy na nią z wyższością. Patrzyłam 
wtedy na siebie oczami bardzo suro-
wego krytyka. Powiedziałabym jej wtedy, 
żeby nauczyła się czerpać siłę ze swo-
ich słabości i nie wstydziła się być sobą. 
Doświadczenie na pewno nauczyło mnie 
tego, by do wszystkiego podchodzić 
z dystansem, a już na pewno nie spalać 
się w rywalizacji czy wyścigu po nagrody 
festiwalowe. To chyba największa moja 
zdobycz, gdy patrzę z perspektywy tych 
20 lat: nie oceniać siebie oczami innych. 
I gdybym mogła dzisiaj cokolwiek powie-
dzieć młodym, byłoby to właśnie to: nie 
martwcie się tak bardzo, co myślą i sądzą 

o was i o waszym kinie inni. Sobie mło-
dej, przyjeżdżającej pierwszy raz na festi-
wal „Młodzi i Film”, też bym to powie-
działa: wszystko jest subiektywne. Kaśka, 
wyluzuj! Kino to nie jest bieg na 100 
metrów, w którym można zmierzyć, kto 
jest najlepszy, to coś niezmiernie subiek-
tywnego i nieoczywistego. Można zrobić 
świetne kino, ale nie trafić w swój czas, 
rozminąć się z modą. Dlatego nie należy 
brać nazbyt serio tych wszystkich festi-
walowych not. I jeszcze jedna ważna 
rzecz: przez długi czas miałam poczu-
cie wyobcowania, szczególnie podczas 
branżowych wydarzeń organizowanych 
przez różne instytucje filmowe. Myśla-
łam sobie po cichu – czy to jest to moje 

miejsce, moi ludzie, to jest to środowi-
sko, do którego przynależę, które mnie 
po części definiuje i które mam współ-
tworzyć? W zasadzie – mimo wykony-
wanego zawodu, ogromnej przychylności 
i kolejnych filmów, które realizowałam – 
podczas wielu spotkań środowiskowych 
czułam się nie u siebie, nie na swoim 
miejscu. Teraz, przyjmując zaproszenie 
do Rady Artystycznej KFDF „Młodzi 
i Film”, stałam się współgospodarzem tej 
imprezy. Festiwal stał się moim miejscem, 
po raz pierwszy czuję się u siebie. Ale 
myślę też, że nie da się przeskoczyć tego 
etapu obcości. I będąc po raz pierwszy 
w Koszalinie, trochę się tak czułam. To 
chyba nieuniknione, kiedy jesteśmy oce-
niani przez jakieś gremium, które wydaje 
się pewną elitą, mędrcami ferującymi 
wyroki. Istotny jest tutaj fakt, iż to poczu-
cie mija. Podobnie jak niepewność. Będąc 
w szkole, cały czas myślałam o tym, komu 
z nas się uda, kto się przebije, kto odnie-
sie sukces? Człowiek osadza się w jakichś 
strukturach, staje się częścią określo-
nej społeczności. Ale na to potrzeba 
czasu i doświadczeń: sukcesów i porażek. 

Wszystko przed tymi młodymi ludźmi, 
którzy startują dzisiaj na festiwalu. 

Festiwale zmieniają swój status. 
W dobie niechodzenia do kina, 
a oglądania filmów na kanapie 
w domu, festiwale przywracają wiarę 
w sens zbiorowego oglądania. Jak 
myślicie, jaką rolę w przyszłości będą 
spełniać tego typu imprezy? 
M.S.: To są dwa duże tematy do dysku-
sji. Czy kończy się kino? Nie. Ale pewnie 
już niedługo będzie to rozrywka mniej 
powszechna, może niszowa. Renesans 
przeżywają obecnie kina studyjne. Jest to 
forma spędzania czasu osób, które lubią 
w kinie przeżywać historie opowiedziane 

świadomie, doświadczać kina autor-
skiego. Myślę, że nadal wspólne ogląda-
nie będzie dawało ludziom przyjemność. 
Ja na bakier trendom chodzę do kina jak 
najczęściej. A rola festiwali będzie ewo-
luować. Festiwale będą nadawać stempel 
jakości – myślę, że nawet fani oglądania 
w domu na kanapie będą się nim sugero-
wać. Selekcja prestiżowego festiwalu jest 
już teraz wyznacznikiem kina, na które 
warto zwrócić uwagę w zalewie propozy-
cji „streamów”. Myślę, że widzowie mają 
zaskakujące zaufanie do programerów 
i jurorów, i chętniej sięgają po tytuły, które 
zdobyły jakieś nagrody na festiwalach – 
i tym większa nasza odpowiedzialność jako 
selekcjonerów.
K.K.: Festiwale w moim odczuciu odgry-
wają coraz ważniejszą rolę i coraz większą 
rolę mają lub będą miały do spełnienia. 
Bardzo lubię oglądać filmy w domu, nie 
ma nic złego w takim zacisznym, kameral-
nym przeżywaniu kina, i kilka wieczorów 
w tygodniu na pewno tak spędzam i uwiel-
biam to! Jednak za nic w świecie nie zre-
zygnowałabym z jeżdżenia na festiwale – 
takie oglądanie jest inne, głębsze, bardziej 
przejmujące, dotykające, prawdziwe. 
Wytwarza się pewna wspólnota, dzięki 
której jestem bardziej gotowa i otwarta na 
kino, na dyskusje o filmach, o emocjach, 
o sobie. Na festiwalu jestem przede wszyst-
kim z filmami i z ludźmi, którzy doświad-
czają tego samego co ja. W domu są inne 
bodźce, to przeżywanie jest płytsze, wpi-
sane w szereg innych czynności.

A jakie są wasze ukochane festiwale, 
na które uwielbiacie jeździć lub na 
które uwielbiacie wracać?
K.K.: Oczywiście Nowe Horyzonty!
M.S.: Moim ukochanym festiwalem 
też są Nowe Horyzonty. Już w pociągu 
do Wrocławia czuć, że zbiera się grupa 
totalnych pasjonatów. Oczywiście na 
Nowe Horyzonty jeżdżą również fil-
mowcy, ale w dużej mierze to widzo-
wie tworzą rdzeń tej imprezy. To oni 
prawdziwie kochają kino, już w drodze 
wymieniają się doświadczeniami sprzed 
lat, z poprzednich edycji, tworzą grupy 
online i na żywo… Drugim festiwalem 
dla mnie ważnym jest „Młodzi i Film” – 
przyjeżdżam tu już od 9 lat, nie odpuści-
łem żadnej edycji, wiem, że ten festiwal 
to zjawisko niemal społeczne. Impreza, 
która stawia na młodych, promuje 
debiuty nieznanych jeszcze twórców. To 
fenomen w skali kraju. Fo
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KATOWICE  
– MIEJSCE SPOTKAŃ

WĘGIEL FILM FESTIVAL
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Ci co byli w zeszłym roku i zoba-
czyli, jak dobra była ta edycja, 
postanowili do nas wrócić. Ci, 
co nie byli, pomyśleli, że warto 

tu być” – mówi reżyser Jan P. Matuszyński, 
wykładowca Szkoły i dyrektor artystyczny 
festiwalu od 2022 roku. 

Węgiel Film Festival organizowany jest 
od 20 lat, ale pod dyrekcją Matuszyńskiego 
nabrał wiatru w żagle. Clue każdego festi-
walu jest konkurs – oczywiście etiud. Selekcję 
filmów robią sami studenci, podobnie jak 
wiele innych punktów programu. Ostatecz-

nie, jak podkreśla Matuszyński, to impreza 
studencka i przez studentów organizowana. 
Profesjonalne międzynarodowe jury za naj-
lepszy dokument uznało film Ojciec.syn (reż. 
Jakub Gomółka), a za najlepszą fabułę Days 
Without (reż. Ívar Erik Yeoman). Nagrodę 
za najlepsze zdjęcia zdobył Gruby melon 
Kingi Pudełek. Najlepszym filmem polskim 
został – uznany już wielokrotnie – Skowyt 
Bartosza Brzezińskiego, który otrzymał także 
nagrodę Atelier Scenariuszowego. 

Konkurs to jednak tylko niewielka część 
festiwalu, który obfituje w warsztaty, panele 

dyskusyjne, spotkania z przedstawicie-
lami instytucji filmowych. Najciekawszym 
pomysłem programowym Węgiel Film 
Festival jest Student Film Market, w któ-
rym biorą udział eksperci oraz studenci 
szkół z Katowic, Łodzi, Gdyni, Warszawy. 
Składają się na niego wspomniane panele 
tematyczne, zazwyczaj praktyczne, jak 
i wernisaże czy warsztaty, a także pitchingi. 
Młodzi twórcy, wcześniej przygotowani 
przez Joannę Malicką, prezentują swoje 
projekty przed zainteresowanymi produ-
centami. Po raz drugi z rzędu w Katowi-
cach pojawiło się Studio Munka SFP, które 
zaprosiło do udziału w swoich programach. 
Dyrektor artystyczny Studia Jerzy Kapu-
ściński zauważył, że po zeszłorocznym 
spotkaniu przybyło zgłoszeń od studen-
tów i absolwentów katowickiego ośrodka. 
Studenci mogli też dowiedzieć się wię-
cej o programie mikrobudżetów PISF. Ze 
studentami i z kandydatami spotykali się 
ponadto znani absolwenci WRiTV – tłumy 
przyszły na rozmowę z Damianem Kocu-
rem i Anetą Hickinbotham oraz z gospo-
dynią – dziekan Krystyną Doktorowicz. 
Pracownicy SFP-ZAPA przekazali stu-
dentom wiedzę na temat systemu pobie-
rania i wypłacania tantiem. Dopisywała 
frekwencja, co oznacza, że wybrane przez 
dyrekcję i studentów tematy odpowiadają 
potrzebom studentów.

Jednym z głównych motywów tegorocz-
nego programu Węgiel Film Festival był 
scenariusz. W ciekawym ujęciu, gdyż Matu-
szyński zaprosił do rozmowy o scenariu-
szu… autora zdjęć – Piotra Sobocińskiego 
jr., a także aktora – Roberta Więckiewicza. 
Podczas przygotowania do filmu i plano-
wania zdjęć refleksje operatora i aktorów 
nad scenariuszem mogą mieć kluczowe 
znaczenie. Dobrze poznać to doświadcze-
nie z takiej perspektywy. Wątek ten uzupeł-
niło spotkanie z Anną Bielak, która wyja-
śniła, jaka jest rola coraz bardziej cenionego 
zawodu konsultanta scenariuszowego.

Program festiwalu uzupełniały warsztaty 
reżyserskie i operatorskie oraz oferty firm 
rentalowych, jak KIKA czy Heliograf. Ćwi-
czenia warsztatowe i wernisaże odbywały się 
w niezwykłych wnętrzach nowego budynku 
Szkoły Filmowej, harmonijnie wkompono-
wanej w pejzaż miasta. Szczególnym akcen-
tem jubileuszowej, 20. edycji wydarzenia 
był przegląd filmów jednego z najbardziej 
znanych absolwentów WRiTV – nieodża-
łowanego Marcina Wrony. 

Anna Wróblewska

To tu spotykają się studenci 
najważniejszych uczelni filmowych 
w Polsce. W Szkole Filmowej 
w Katowicach – dawnym WRiTV 
na Uniwersytecie Śląskim – znaleźli 
przestrzeń do współpracy, porównania 
doświadczeń i – co najważniejsze – 
przyjaźni. 

Jakub Gomółka
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biam słuchać tego języka” – snuł barwną 
historię w wieczór pełen żartów i ciekawo-
stek. Jeden z lepszych na festiwalu, chociaż 
trudno je zestawiać, wybrać ten najlepszy. 
Każdy oferował widzom coś ciekawego.

O relacjach z Polską, wcześniejszych u nas 
wizytach, przyjaźni z dystrybutorem Jackiem 
Szumlasem, miłości do muzyki klasycznej 
opowiadał Michałowi Chacińskiemu John 
Malkovich. Cały dzień spędził na zwiedza-
niu Krakowa, a zaczął od Ośrodka Doku-
mentacji Sztuki Tadeusza Kantora Crico-
teka. Dla gwiazdora teatr jest równie istotny, 
a może nawet jeszcze bardziej niż film. Reży-
seruje, gra, przygotowuje śmiałe, czasem eks-
perymentalne projekty na całym świecie, 
także w obszarze krajów bałtyckich. Roz-
mowa, która towarzyszyła otwarciu festiwalu 
i poprzedziła prezentację dramatu Dominion 
o walijskim poecie Dylanie Thomasie, wypeł-
niła po brzegi kino Kijów. 

Nie inaczej było w czasie specjalnego 
pokazu Całkowitego zaćmienia i rozmowy 
Grażyny Torbickiej z Agnieszką Holland. 
Reżyserka sporo mówiła o Janie A.P. Kacz-
marku, który był też bohaterem jednego 
z najbardziej wzruszających festiwalowych 
wydarzeń: wernisażu wystawy „Jan A.P. 
Marzyciel” (w Muzeum Sztuki i Techniki 
Japońskiej Manggha) poświęconej życiu 
i twórczości wybitnego kompozytora, który 
zmaga się obecnie z poważnymi proble-
mami zdrowotnymi. Kuratorzy: Rafał Syska 
i Jędrzej Kościński, zadbali o to, aby przypo-
mnieć zwiedzającym zarówno polskie, jak 
i amerykańskie osiągnięcia filmowo-mu-
zyczne mistrza, jego pasje i marzenia, ale 
także działania w zakresie propagowania kul-
tury (w tym festiwal Transatlantyk). W tym 
samym miejscu widzowie – ci najszybciej 
rezerwujący bilety – mogli dostać się na 
pokaz specjalny Bez znieczulenia Andrzeja 
Wajdy, połączony z rozmową (m.in. o pro-
pagandzie i dziennikarstwie) z Krzysztofem 
Burnetko i Witoldem Beresiem. Wydarze-
nie swoją obecnością uświetniła Krystyna 
Zachwatowicz-Wajda. 

Jeszcze więcej polskich twórców prze-
winęło się przez Miasteczko Filmowe na 
placu Szczepańskim, Centrum Festiwalowe 
w Pałacu Potockich i Małopolski Ogród 
Sztuki. Ciekawe dyskusje i warsztaty pro-
wadzone były w ramach serialowej części 
festiwalu: Storytellers by Storytel. Zainte-
resowani mogli poszerzyć swoją wiedzę 
na temat polskiej produkcji dla młodzieży, 
pracy nad produkcjami bazującymi na fak-
tach, historii i na literaturze. Ta ostatnia 
pojawiła się również w ważnej roli wśród 

propozycji Off Camera Pro Industry – sek-
cji festiwalu poświęconej branży. 

BRANŻA!
Niemal cały pierwszy branżowy dzień 
obracał się dookoła Word2Picture, czyli 
krakowskiej inicjatywy, która od kilku lat 
stara się przybliżyć do siebie środowiska 
filmowe i literackie. Wydarzenie otworzył 
pitching pomysłów młodych twórców, 
później przyszły rozmowy o adaptacjach 
literatury w animacji, panel prawny i spo-
tkania stolikowe 1on1 dla producentów, 
scenarzystów i wydawców. Drugi bran-
żowy dzień skupiony był na produkcyj-
nych case studies takich tytułów, jak Apo-
kawixa, Norwegian Dream, Chleb i sól, 
Silent Twins, Niebezpieczni dżentelmeni, 
Delegation oraz Kobieta na dachu. Wyda-
rzenie zamknął dzień będący próbą spoj-
rzenia w przyszłość. Tu głównym tematem 
była sztuczna inteligencja, ale znalazło się 
również miejsce na przybliżenie polskich 
serwisów realizacyjnych dla zagranicz-
nych produkcji. 

TRIUMF MŁODYCH, 
TRIUMF KOBIET
Jeżeli mowa o przyszłości, to przecież też 
o młodości, na którą skierowany jest off 
camerowy obiektyw. Wśród nagrodzonych 
znalazło się wielu debiutantów (a czy i Anna 
Jadowska nie odkryła Doroty Pomykały dla 
kina zupełnie na nowo?!), których nazwi-
ska dziś jeszcze niewiele mogą mówić, ale 
niosą niezwykłą obietnicę na kolejne lata. 
A może należałoby napisać debiutantek, bo 
one zdominowały grono laureatów.

Krakowską Nagrodę Filmową Andrzeja 
Wajdy w Konkursie Głównym „Wytyczanie 
Drogi” odebrała Ukrainka Tonia Noyabrova 
za film Do You Love Me? To częściowo auto-
biograficzna opowieść o dojrzewaniu na tle 
burzliwych przemian politycznych – upadku 
ZSRR. Jury, w którym znalazła się m.in. Ewa 
Puszczyńska, swój wybór uzasadniło sło-
wami: „Za mocny, niezwykle dojrzale nakrę-
cony portret wyjątkowo trudnych czasów, 
który sprawia, że chcemy zobaczyć więcej 
i więcej perypetii wspaniale zagranej głów-
nej bohaterki”. 

Nagrodę Dominiki Kulczyk & dFlights 
w Konkursie Polskich Filmów Fabularnych 
odebrała Anna Maliszewska za Tatę. Jurorzy 
docenili możliwość „wejścia do świata, o któ-
rym niewiele wiemy”, „emocjonalną podróż” 
i oryginalność filmu, jak i „perfekcyjne balan-
sowanie pomiędzy dramatyzmem i humo-
rem”. Produkcja przyniosła również nagrodę 
jej głównemu aktorowi: Erykowi Lubosowi. 

Wśród triumfatorek festiwalu znalazły się 
jeszcze producentka Silent Twins Klaudia 
Śmieja-Rostworowska (Nagroda Female 
Voice), reżyserka Anna Jadowska (Nagroda 
Publiczności za Kobietę na dachu) i Sonia 
Szyc – za rolę w Miało cię nie być (Nagroda 
Mastercard Rising Star).

Panów z laurami też było kilku. Wśród 
nich producent Jakub Mróz (Nagroda 
KIPA za produkcję filmu Słoń) i Damian 
Kocur – oczywiście za Chleb i sól (Nagroda 
FIPRESCI). 

Całkiem udana majówka! Najlepsza, bo 
filmowa.

Dagmara Romanowska
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Festiwal Off Camera to już kolejne 
wydarzenie na filmowej mapie Pol-
ski, które udowadnia, że pande-
mia i streaming nie spowodowały 

odwrotu widzów od kina. „Mój profesor, 
świętej pamięci Jerzy Goliński, mówił: 
»Jeżeli na 10 zdań jednego nie skłamiesz, 
już jesteś wygrana«. Kiedy poczułam, że 
dotarłam do 10 zdań, w których nie kła-
małam, które nie były minami, pomalowa-
nymi rzęsami, tylko prawdą, wypływającą 
gdzieś ze mnie, to wtedy się przestraszyłam 
i zaczęłam wszystko od nowa, żeby przez 
przypadek nie pomyśleć: ej, ej, już dużo 
umiesz, teraz będziemy odcinać kupony. 
Nie! Z wielkim lękiem i pokorą zaczęłam 
wszystko od nowa budować” – energicz-
nie opowiadała Dorota Pomykała w Kinie 
Pod Baranami po festiwalowym pokazie 
Kobiety na dachu. 

FESTIWALOWE SPOTKANIA
Kilka dni później artystka odebrała kolejną 
już (po Gdyni, Orłach i nowojorskiej Tri-
bece) statuetkę za swoją kreację – tym razem 
dla najlepszej aktorki Konkursu Polskich 
Filmów Fabularnych. Jak uzasadniło jury: 
„Za altruistyczną i opanowaną grę aktor-
ską, która jest zarazem uwewnętrzniona, 
ale jasno pokazuje wszystkie emocje boha-
terki. Za odwagę i szczerość”. Po zakończo-
nym festiwalu słowa aktorki można odnieść 
nie tylko do jej drogi artystycznej, ale i do 
krakowskiego święta kina niezależnego. 
Off Camera dojrzewa, wydeptuje nowe 
nastoletnie ścieżki, zyskuje pewność siebie, 
zadaje coraz bardziej odważne pytania. Na 
pewno nie odcina kuponów od poprzed-
nich odsłon, stara się odkrywać nieznane 
wcześniej karty, twarze, filmy. 

Nawet jeżeli niektórzy z gości festi-
walu bywali na nim już wcześniej, teraz 
ukazali swoje nowe oblicze. Na przykład 
Jesse Eisenberg – w 2008 roku gościł na 
Off Camerze jako aktor, teraz zaprezento-
wał swój debiut reżyserski: słodko-gorzki 
dramat o trudnych relacjach w rodzinie 
When You Finish Saving the World. W cza-
sie spotkania Camera On, które poprowa-
dziła z nim Anna Tatarska, opowiadał nie 
tylko o pracy, artystycznych zmaganiach, 
Hollywood, ale i o swoich polskich korze-
niach. „Moja rodzina pochodzi z Lublina 
i okolic” – wspominał. „Po wojnie ci, którzy 
przeżyli, przenieśli się do Szczecina. Tam 
umieściłem akcję swojej pierwszej sztuki. 
Dagmara Domińczyk, cudowna aktorka, 
przetłumaczyła ją z angielskiego na pol-
ski. Sam po polsku nie mówię, ale uwiel-

FILMOWA 
MAJÓWKA 
W KRAKOWIE
Zachwycające debiuty i jeszcze lepsze 
powroty. Wciągające rozmowy oraz 
angażujące emocje i umysł opowieści. 
Tak zaprezentowała się 16. edycja 
krakowskiego Międzynarodowego 
Festiwalu Kina Niezależnego Mastercard 
Off Camera.

OFF CAMERA
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Jacek Bies, Damian Kocur  
i Tymoteusz Bies

Anna Tatarska 
i Jesse Eisenberg
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powracają także tematy kapitalizmu, kolo-
nializmu, homofobii oraz ekspansji wielkich 
korporacji. Ten rok jest jednak szczególny.

Hasło „Nie bądź obojętny_a” kojarzy 
się dziś bezpośrednio z zaangażowaniem 
w pomoc Ukrainie. Maciek Hamela, reży-
ser filmu Skąd dokąd, wyróżnionego główną 
nagrodą dla Najlepszego Filmu Polskiego, tuż 
po wybuchu wojny włączył się w akcje ewa-
kuacyjne w miejscach, w których trwa wojna. 
Kilka miesięcy spędził w vanie, w którym ewa-
kuował łącznie kilkaset osób. W swoim filmie 
opisuje wojnę i żałobę przeżywaną w Ukra-
inie przez pryzmat szukających schronie-
nia pasażerów, co doceniły jurorki i jurorzy.  
W uzasadnieniu napisali: „W świecie znieczu-
lonym przez okrucieństwo i wojnę, stworze-
nie filmu, który nas porusza, pokazując to, 
co wydaje nam się, że już wiemy, okazuje się 
nie lada osiągnięciem (…). Hamela osiąga 
szczerość, pozostając wierny swoim boha-
terom i bohaterkom – przyjmując postawę, 
która jest potrzebna dziś bardziej niż kiedy-
kolwiek wcześniej”.

Jak możemy opowiadać o wojnie? W jaki 
sposób podejść do tematu tak – zdawałoby 
się spowszedniałego – znanego z mediów? 
Wiele filmów z tegorocznego programu  
w istocie próbowało odpowiedzieć na te pyta-
nia. Polscy filmowcy zareagowali na wojnę 
natychmiast i przekroczyli z kamerami gra-
nicę. Jeżeli Hamela zdołał przywieźć stamtąd 
dokumentację zbrodni i świadectwa ocala-
łych w formie rozmów, tak w filmie Piotra 
Pawlusa i Tomasza Wińskiego nie ma słów. 
W Ukrainie to obraz niemal pozbawiony 
dialogów i złożony z kilkunastu statycznych 
sekwencji. W każdej z nich kamera stoi nie-
ruchomo, zapisuje najróżniejsze sytuacje  
z życia codziennego, tylko nie spektakularne 
czyny i wielkie historie. Twórcy celowo nie 
eksploatują historii z linii frontu, szukają za to 
tego, co małe i ludzkie. Przedziwnym prawem 
kontrastu życie na wojnie wydaje się zwy-
czajne. Ludzie próbują żyć dalej i spokojnie. 
Ukraina z dokumentu Wolskiego i Pawlusa 
walczy o poczucie normalności.

Podobnie jest zresztą z bohaterami filmu 
Nie znikniemy Alisy Kovalenko, polsko-
-ukraińskiej koprodukcji o pięciu ukraiń-
skich nastolatkach, którzy – podobnie jak 
ich rówieśnicy na całym świecie – mierzą 
się z licznymi frustracjami związanymi  
z poszukiwaniem własnej tożsamości i życio-
wej drogi. Różnica polega na tym, że żyją 
w Donbasie, gdzie od lat trwa wojna. Film 
Kovalenko doceniło jury Bydgoszcz ART.
DOC Award 2023 za „opowiedzenie losów 
młodych ludzi, dzieci uwikłanych w piekło 

wojny, biernie poddających się brutalnym 
regułom stworzonym przez dorosłych i opre-
syjne systemy polityczne (…) których wiara 
i determinacja dają nam nadzieję pomimo 
panującej w tle wojny”.

Na festiwalu królowało w tym roku kino 
pozwalające przyjrzeć się obojętności z roz-
maitych perspektyw, ujmujące to zagadnie-
nie w różnorakich kontekstach. Trudno było 
oprzeć się wrażeniu, że twórcy i twór-
czynie oprócz przypominania, że wojna 
trwa i wciąż się nie skończyła, próbowali 
zachęcić nas również do kontemplacji 
miejsca i politycznych realiów, w któ-
rych żyjemy. Pokazywane na wspólnym 
pokazie filmy PARADA – Don’t Rain on 
Our Parade w reżyserii Niny Krawczak  
i Misi Joachim oraz Chciałbym ci powie-
dzieć autorstwa Mateusza Góry i Kamila 
Wilka, stanowią intymne i poruszające 
spojrzenia na osoby LGBTQ+, które 
próbują wywalczyć dla siebie widzial-
ność. W kontrze do nich znajduje się 
bohater filmu Prawy chłopak – 22-letni, 
ultrakonserwatywny Antek, który pod-
czas Parady Równości idzie w kontrma-
nifestacji narodowców. Debiut Hanny 
Nobis to opowieść o wojnie polsko-pol-
skiej, a także zdumiewającej przemianie, 
jaka zachodzi w życiu bohatera.

Kino polskie zajmuje na festiwalu miejsce 
szczególne. To znamienne, że tegoroczną 
edycję otworzyło Pianoforte Jakuba Piątka. 
Film o kulisach Konkursu Chopinowskiego 
ogląda się jak raport z rywalizacji w świe-
cie sportu, w którym życie uczestniczek  
i uczestników podporządkowane jest w cało-
ści rygorowi codziennych treningów, presji 
nakładanej na nich przez środowisko, oraz 
indywidualnym wyrzeczeniom. Tymczasem 
rozpiętość tematów i strategii narracyjnych 
jest w tym roku wśród polskich dokumenta-
listów wielka. Na antypodach Pianoforte stoi 
np. pełna energii i muzyki klubowej Vika! 
Agnieszki Zwiefki, opowiadająca historię 
84-letniej DJ-ki, która celebruje życie do 
samego końca. Filmem zupełnie unikatowym 
pozostaje Solaris Mon Amour Kuby Mikurdy, 
zrealizowany we współpracy z Laurą Pawelą 
i Marcinem Lenarczykiem w technice found 
footage. Wariacja na temat kultowej powie-
ści Stanisława Lema powstała ze skrawków 
czarno-białych archiwaliów znalezionych  
w Wytwórni Filmów Oświatowych w Łodzi. 
Film działa na kilku poziomach: jako ćwicze-
nie dla wyobraźni, próba odnalezienia ukry-
tego potencjału i nowych znaczeń w mate-
riałach wizualnych, ale też jako fascynujące 
studium wspomnień posttraumatycznych.

Grand Prix w Konkursie Głównym – 
Nagrodę Banku Millennium zdobył duńsko-
-polsko-francuski film Apolonia, Apolonia 
Lei Glob. Jurorzy w składzie: Jonas Rasmus-
sen, Grażyna Torbicka i Mehrdad Oskouei 
w uzasadnieniu napisali: „(…) Powstały na 
przestrzeni 13 lat film powoli pozwala nam 
odkryć, w jaki sposób wewnętrzne życie 
bohaterki i reżyserki odzwierciedlają się 

nawzajem. Historia pokazana w filmie staje 
się opowieścią o tym, jak obecność sztuki 
w naszym życiu może przynieść wyzwo-
lenie. Film jest tragiczny, dramatyczny  
i zabawny, jednak nigdy nie manipuluje 
naszymi emocjami”.

Największym sukcesem tegorocznego 
MDAG, jaki i poprzednich edycji, jest nie-
wątpliwie frekwencja, która potwierdza 
trwającą w Polsce modę na dokument, za 
którą stoi idea poznania świata, zadumy 
nad nim i zbliżenia się poprzez kino do 
drugiego człowieka. Niezmiennie program 
zadziwiał swym rozmiarem (ponad sto 
filmów) i swą różnorodnością, i jak zwy-
kle był niemożliwy do uchwycenia przez 
pojedynczego widza. W tym roku ame-
rykańska fotografka Nan Goldin gościła 
na afiszu razem z Maciejem Parowskim, 
redaktorem miesięcznika „Fantastyka”,  
a filmy o wyjątkowych postaciach świa-
towego kina, jak Jane Campion czy Jean 
Luc-Godard, konkurowały o uwagę z doku-
mentami poświęconym sexworkingowi. 

Na zakończenie MDAG człowiek zawsze 
czuje spełnienie, ale uwiera go też poczu-
cie niedosytu, że nie wszystko zdążyło się 
w ciągu tygodnia zobaczyć.

Mateusz Demski
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PRZECIWKO 
OBOJĘTNOŚCI

MILLENNIUM DOCS AGAINST GRAVITY

Marian Turski w niezwykle 
poruszającej przemowie pod-
czas obchodów 75. rocznicy 
wyzwolenia obozu Auschwitz-

-Birkenau apelował: „Nie bądźcie obojętni!”. 
Te słowa były lekcją troski o drugiego czło-
wieka, ale też niezwykle cennym sygnałem 
ostrzegawczym. Jeśli tylko odczytamy płynący 
z nich przekaz, dojdziemy do tego, że iskrą 
zapalną największych tragedii XX wieku była 
właśnie obojętność. Niezgoda na zobojętnie-
nie oraz działanie na rzecz pamięci i wycią-
ganie wniosków z historii jest dziś odruchem 
pierwszej potrzeby. 

Nie ma więc nic dziwnego w tym, że hasło 
przewodnie tegorocznej, jubileuszowej edycji 
festiwalu Millennium Docs Against Gravity 
wywodzi się wprost z przemowy Turskiego. 
„Nie bądź obojętny_a” doskonale podsu-
mowuje misję, która od równo 20 lat, przy-
świeca organizatorom MDAG. Festiwal nie 
pozostaje obojętny na problemy targające 
światem. Warto wspomnieć, że kwestie praw 
człowieka, nieposłuszeństwa obywatelskiego, 
jak również kryzysu klimatycznego i związa-
nych z nim zagrożeń są zawsze kluczowymi 
elementami programu. Przez lata uporczywie 

20. edycja Festiwalu Filmowego 
Millennium Docs Against Gravity 
zagościła w ośmiu miastach: 
Warszawie, Wrocławiu, Gdyni, 
Katowicach, Poznaniu, Bydgoszczy, 
Lublinie i Łodzi. Potem – od 23 maja 
festiwal przeniósł się do sieci. 

Laureaci festiwalu  
Millennium Docs  
Against Gravity

Maciek Hamela  
z nagrodą  
dla Najlepszego 
Filmu Polskiego
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Wiosną 1999 roku w cieszyń-
skim kinie Piast odbyła się 
pierwsza edycja Kina na 
Granicy. Od wygaszenia 

czechosłowackiej nowej fali minęły trzy 
dekady, a właśnie wzbierała kolejna – roz-
poczynali swoje kariery Saša Gedeon, Jan 
Hřebejk, Alice Nellis, Petr Zelenka. Nieco 
wcześniej Jan Svěrák odebrał Oscara za 
Kolę. Przegląd zrodził się także z braku – 
nie było gdzie oglądać czeskich filmów. 
Choć dosłownie za chwilę dzieła tej „nowej 
nowej fali” miały napłynąć do polskich kin 
i zostać entuzjastycznie przyjęte.

Podczas pierwszej edycji pokazano 11 fil-
mów. Gościem specjalnym był Jiří Menzel, 
który chcąc nie chcąc, stał się ojcem chrzest-

wystawa fotografii Štefana „Pišty” Adamika, 
brata Laco, absolwenta Wydziału Operator-
skiego łódzkiej Szkoły Filmowej. Tak, ten fil-
mowy klan zawładnął tegoroczną imprezą. 
Mnóstwo spotkań i rozmów. I kolejny przy-
czynek do szeroko już znanej rodzinnej 
atmosfery Kina na Granicy. Ostatniego 
dnia Agnieszka Holland powiedziała: „To 
mój ukochany festiwal. Jesteście solą kina 
i sztuki”. Oto sól ziemi cieszyńskiej.

W programie znalazły się też retrospek-
tywa Anny Dymnej, wyszehradzkie kino 
kulinarne, ekranizacje prozy Jaroslava 
Haška i inne spojrzenie na kino węgier-
skie. Wreszcie to, co od wielu lat jest być 
może największą atrakcją nadgranicznej 
imprezy: wciąż nie ma i – śmiem twier-
dzić – nie będzie lepszego miejsca, gdzie 
można otrzymać tak bogatą, reprezenta-
tywną dawkę najnowszych produkcji cze-
skich, polskich i słowackich (oraz nieco 
węgierskich). Nic, tylko przyjeżdżać tu 
i chłonąć kino Europy Środkowej. Ale 
dlaczego tak trudno je na co dzień znaleźć 
w kinach? Nie tylko polskich – czeskich, 
słowackich i węgierskich także. Nad tą 
zagadką debatowało grono przedstawi-
cielek i przedstawicieli firm dystrybu-
cyjnych z krajów Grupy Wyszehradzkiej. 
Ale, zgodnie zresztą z przypuszczeniami, 
nie było tu żadnej konkluzji. Raczej garść 

ciekawych obserwacji. Że te nasze filmy 
są uwielbiane przez publiczność festiwa-
lową, ale niekoniecznie kinową – a może 
też być tak, że liczne pokazy festiwalowe 
wystarczają, by zaspokoić głód na to kino. 
Że biznesowo te filmy są cokolwiek ryzy-
kowne. Że nie ma mody na kino sąsiadów. 
Przebijała miłość do sztuki filmowej, więc 
nastroje i prognozy były jednak opty-
mistyczne. Przynajmniej do momentu, 
gdy gościnie z Budapesztu nie przybliżyły 
realiów filmowej edukacji, produkcji i dys-
trybucji w Orbánowskich Węgrzech. Tu 
publiczności zrzedły miny. I nagle w dys-
kusji o kinie objawił się temat jesiennych 
wyborów.

Choć należy zauważyć, że coś ostatnio 
drgnęło na linii czesko-polskiej. W naszych 
kinach znaleźć można Il Boemo (reż. Petr 
Václav, 2022), Granice miłości (reż. Tomasz 
Wiński, 2022) i Właścicieli (reż. Jiří Havelka, 
2019), a niebawem także Sytuację awaryjną 
(reż. Jiří Havelka, 2022). Na jednej z plat-
form jest również Jan Žižka (reż. Petr Jákl jr, 
2022), ukryty pod tytułem: Wojna królów.

Na osobny artykuł, a tu przynajmniej 
na skromny akapit zasługuje Literatura na 
Granicy, czyli literacka część cieszyńskiej 
imprezy. W tym roku złożyło się na nią 18 
spotkań. A że tematem przewodnim była 
100. rocznica śmierci Jaroslava Haška, to 

w „debatach szwejkowskich” Agnieszka 
Holland, Michal Hvorecký, Antoni Kroh, 
Adam Michnik, Marta Šimečková, György 
Varga i inni mówili o przekładach i recep-
cji, o stereotypach, wreszcie o aktualności 
dzieła Haška, także w kontekście toczącej 
się wojny w Ukrainie i rozpadu kolejnego 
imperium. Dyskusje wnikliwe, meryto-
ryczne, czasem burzliwe, ale zawsze przy-
ciągające tłumy – jak zresztą wszystkie 
punkty programu Kina na Granicy.

Odsłonięty też został mural upamiętnia-
jący zmarłego przed rokiem Jerzego Kron-
holda, cieszynianina, poetę, dyplomatę, 
wielkiego przyjaciela przeglądu. Poświę-
cony mu wieczór przemienił się w bajeczną 
feerię wspomnień tuż przy granicznej Olzie, 
nad którą – jak wiemy z jego ostatniego 
tomiku – rad spacerował.

Podczas gali otwarcia Jolanta Dygoś, 
pomysłodawczyni i dyrektorka przeglądu, 
mówiła, że mimo wszystko z nadzieją patrzy 
w przyszłość, czego świadectwem miał być 
plakat zakończonej edycji, na którym dopa-
trzyć się można jutrzenki zwiastującej nowy 
dzień, nowe otwarcie. I tak przyszłoroczny, 
26. Przegląd Filmowy Kino na Granicy 
odbędzie się w dniach 1-5 maja, w Cieszy-
nie i Českým Těšínie – rzecz jasna.

Maciej Gil
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nym wydarzenia. Przyjmując zaproszenie, 
z pewnością upewnił organizatorów, że to, 
co robią, ma sens. I przyszłość. Dwa lata 
później repertuar rozszerzono o filmy twór-
ców słowackich, a do Cieszyna przyjechał 
Juraj Jakubisko. W roku następnym impreza 
przekroczyła granicę – filmy wyświetlano 
też w kinie Central w Czeskim Cieszynie. 
By tam dotrzeć, przypomnijmy, potrzebny 
był paszport! A w roku 2004 po raz pierwszy 
gościnią Kina na Granicy była Agnieszka 
Holland. W księdze pamiątkowej napisała 
wówczas: „Tutaj spotyka się to, co dla mnie 
ważne i piękne... Dziękuję za ten festiwal!”.

A tymczasem za nami 25. edycja Kina 
na Granicy (29 kwietnia – 3 maja). Piękny 
jubileusz, choć obyło się bez fet, tortów, 

fajerwerków i prezentów. Trudno zliczyć, 
ile pokazano filmów, a jeszcze trudniej, jak 
wiele gościń i gości zjechało do Cieszyna 
i Czeskiego Cieszyna. Miałem wrażenie, że 
po wszystkich seansach odbywały się dysku-
sje z twórcami. Kino na Granicy to magne-
tyzm miejsca i ludzi. Próbowałem wyśledzić 
w programie akcenty jubileuszowe. Były – 
rzekłbym – nienachalne. Jiří Menzel przypo-
mniany został rozmową Míli Řádovej (przez 
40 lat asystentki reżysera), Martina Šulíka 
(u którego Menzel zagrał swoją ostatnią 
rolę) i Andrzeja S. Jagodzińskiego (dyplo-
maty i tłumacza, przygotowującego tom 
pysznych eseików reżysera), którą mode-
rował Petr Vlček (dyrektor Czeskiego Cen-
trum w Warszawie). Zmarłego w tym roku 
Juraja Jakubisko pożegnano plenerowym 
pokazem Siedzę na gałęzi i jest mi dobrze 
(1989). W jednej z galerii obejrzeć można 
było plakaty wszystkich edycji przeglądu, 
w innej wystawiono nowe prace Adama 
Sikory, który odwiedza Kino na Granicy 
chyba co roku, regularnie prezentuje tu 
swoje prace plastyczne i filmowe, a cza-
sem nawet świętuje urodziny. Z kolei na 
Zamku swoje obrazy prezentowali Słowacy 
Martin Šulík i Fero Lipták, także niemal 
coroczni goście wydarzenia, najwierniejsi 
z wiernych. Pokazali też swój najnowszy 
film Koń (2022).

Jeśli zastanowić się, kto z twórczyń i twór-
ców kina najlepiej „pasuje” do idei Kina na 
Granicy, nie można mieć wątpliwości, że jest 
to Agnieszka Holland. Nie tylko dlatego, że 
biegle posługuje się trzema „urzędowymi” 
językami imprezy, czyli czeskim, polskim 
i słowackim. Swoją twórczością, jak i bio-
grafią spaja te kinematografie i rozsławia 
w świecie. A że cieszyńska impreza nie-
rzadko stawia na rodzinne związki (pamię-
tam świetnie pierwszą wspólną retrospek-
tywę braci Miloslava i Igora Luthrów w 2011 
roku), tak i tu poszukano relacji. Pomysł 
trafiony w dziesiątkę! Choć zrazu chyba 
sami organizatorzy nie podejrzewali, jak 
liczny to będzie klan. W programie zna-
lazły się dzieła: Kasi Adamik, Laco Ada-
mika, Michała Bielawskiego, Agnieszki 
Holland, Magdaleny Łazarkiewicz, Piotra 
Łazarkiewicza i Bogusława Rybczyńskiego. 
Galę otwarcia wypełnił koncert utworów 
Antoniego Komasy-Łazarkiewicza i Mary 
Komasy. Dowiedzieliśmy się również, że 
Gabriela Łazarkiewicz-Sieczko debiutuje 
jako współscenarzystka (Zielona granica, 
reż. Agnieszka Holland), a jej mąż Jakub 
Sieczko jest finalistą Nagrody im. Ryszarda 
Kapuścińskiego za „Pogo”. Odkryciem była 

SÓL ZIEMI 
CIESZYŃSKIEJ
Tym razem Przegląd Filmowy Kino 
na Granicy świętował swoje 25-lecie. 
Wspaniały bogaty program wydarzenia 
oraz fantastyczni goście – to wszystko 
złożyło się na jubileusz zasłużonej imprezy.

 KINO NA GRANICY

Spotkanie z „klanem filmowym”

Anna Dymna,  
Krzysztof Globisz  
i Łukasz Maciejewski
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FESTIWALE W POLSCE

Festiwal jest pomysłem reżysera fil-
mów animowanych, członka SFP 
Roberta Turło, doktora na Akade-
mii Sztuk Pięknych w Gdańsku. Na 

gdańskiej ASP, w ramach Katedry Mediów 
na Wydziale Grafiki, coraz śmielej rozwija się 
nauka animacji. Festiwal odbywa się w nie-
zwykłym gmachu Akademii – nowoczesne 
przestronne wnętrza w piwnicach skrywają 
piękne, zabytkowe podziemia gdańskiej Sta-
rówki. Na samym dole w Zbrojowni tętni 
festiwalowe życie. 

Najważniejszą częścią imprezy jest Kon-
kurs Animacji Żywej – 18 zespołów pod 
opieką wykładowców przygotowywało 
w ciągu dwóch dni film animowany na 
zadany temat – w tym roku: „Mieć czy 
być”. Konkurs wygrała ekipa kierowana 

MAGAZYN FILMOWY  nr 142/czerwiec 2023

przez Izabelę Plucińską z Uniwersytetu 
Zachodnioczeskiego w Pilźnie (to deli-
katna przymiarka do międzynarodowego 
charakteru konkursu). Niezwykła animacja 
Natálie Nešporovej i Tan Lui wykorzystała 
ludzkie ciało jako tworzywo.

Jako że ASP pozyskało sponsora w postaci 
Wojewódzkiego Funduszu Ochrony Śro-
dowiska i Gospodarki Wodnej, konkurs 
wzbogacono o kategorię „eko”. Za najlep-
szy przekaz pro natura SLAM 2023 nagrodę 
otrzymał zespół Polsko-Japońskiej Akade-
mii Technik Komputerowych w Gdańsku 
(Szymon Studencki, Małgorzata Ciężak, 
Julia Rosa). Warto dodać, że do zespołów 
animacyjnych dołączyły te ze średnich szkół 
plastycznych i radziły sobie zupełnie dobrze. 
W zasadzie wszystkie prace były udane 

i pomysłowe, młodzi twórcy wykorzystują 
różne techniki i narzędzia – farbę, bibułę, 
plastelinę, tusz, węgiel, ołówek. Królują 
malarstwo, wycinanka, grafika. Podstawo-
wym kryterium oceny pracy jest poziom 
realizacji produkcyjnej – efekt działań pod 
kamerą. Umiejętność stosowania puenty, 
metafory, skrótu – to charakterystyczne 
cechy tych prac. A także filmów nadesła-
nych, gdyż ze szkół napłynęły do sekcji 
konkursowych krótkie filmy, animowane 
czołówki festiwalu SLAM oraz ćwiczenia 
warsztatowe. 

Pokazom i warsztatom towarzyszyła 
konferencja metodyczna. „Przyszło mi 
do głowy, że chętnie bym się dowiedział, 
jak uczą animacji w innych ośrodkach – 
i tych z tradycjami, jak Warszawa, Kra-
ków, Poznań oraz Łódź, i tych nowszych. 
Mówimy o konkretach i szczegółach” – 
mówi Robert Turło. O wyzwaniach w nauce 
animacji opowiadali opiekunowie studen-
tów: Robert Sowa (ASP w Krakowie), Paweł 
Prewencki, Miłosz Margański (Uniwersytet 
Artystyczny w Poznaniu), Michał Rodziński 
(ASP w Katowicach), Marcin Wojciechow-
ski (Uniwersytet Pedagogiczny w Krako-
wie), Aleksandra Chrapowicka (PWSFTviT 
w Łodzi) oraz sam gospodarz spotkania. 

Przedsięwzięcie gdańskiego ośrodka ani-
macji jest kolejnym dowodem na to, że trój-
miejskie środowisko filmowe konsekwentnie 
buduje swoje znaczenie na krajowej mapie 
kinematografii. Sam pomysł spotkania 
i wspólnej pracy studentów oraz wykła-
dowców animacji jest zbliżony do odby-
wającego się w tym samym czasie Węgiel 
Film Festival w Katowicach (patrz str. 26). 
Trudno przecenić wartość takich spotkań. 
Na uznanie zasługuje także fakt, że młodzi 
twórcy dostają nagrody finansowe, skromne, 
ale czasami jest to pierwsze wynagrodzenie 
za pracę filmową. A czasem – co przyznają 
uczestnicy – to wyróżnienie za pierwszą 
animację, wykonaną na pierwszym roku. 
Taki laur pamięta się całe życie. 

Anna Wróblewska

GDAŃSKIE ŚWIĘTO 
WYDZIAŁÓW ANIMACJI
To młoda, kilkuletnia impreza, mało znana 
w branży filmowej, za to dobrze znana 
wykładowcom na wydziałach animacji. 
Festiwal Animacji Żywej Animation SLAM 
łączy studentów i ich pedagogów, i jest 
jedyną taką imprezą w Polsce.

ANIMATION SLAM

Konkurs Animacji Żywej
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Jeden z ulubionych aktorów Andrzeja 
Wajdy. Stworzył ikoniczne role na scenie 
i ekranie. Wystąpił w najważniejszych 
produkcjach polskiego kina, jak i w wielu 
zagranicznych. Dzisiaj Andrzej Seweryn 
to artysta wciąż głodny wyzwań, chętnie 
angażujący się w nowe projekty nie tylko 
uznanych mistrzów, ale i odważnych 
debiutantów. To właśnie współpraca 
z młodymi reżyserami przyniosła mu 
ostatnio wyjątkowo ciekawe propozycje 
zawodowe.

Z Andrzejem Sewerynem 
rozmawia ks. Andrzej Luter

Nie zrezygnuję 
z postawy dialogu
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Czy pamiętasz, w jakim filmie po raz pierwszy 
pojawiłeś się na ekranie?
Ktoś mi niedawno uświadomił, że to był chyba 
film z Polą Raksą. Grałem ucznia w klasie licealnej 

czy gimnazjalnej… nie, licealnej, bo nie było wtedy gimna-
zjów.

Tak, to był film Beata w reżyserii Anny Sokołowskiej 
z 1964 roku, z Polą Raksą i Marianem Opanią w rolach 
głównych. Nie jesteś nawet wymieniony w napisach koń-
cowych, czy raczej początkowych, bo to były czasy, kiedy 
wszystkich twórców podawano w czołówce, a w finale 
pojawiał się już tylko napis „Koniec”. 
Nie było powodu, żeby mnie wymieniać. O kilku filmach, 
w których grałem, sam nie pamiętam. Zapomniałem nawet, że 
pracowałem z Krzysztofem Kieślowskim w filmie… 

Przejście podziemne...
Nie, akurat Przejście… pamiętam. W 1972 zagrałem w spekta-
klu telewizyjnym Krzysztofa, ale to był de facto film. Już wtedy 
zaczęto porzucać studio telewizyjne…

Dzisiaj to zjawisko nagminne i zamiast teatru otrzymu-
jemy produkty filmopodobne. 
Przedstawienie, o którym mówimy, było zatytułowane: Pozwo-
lenie na odstrzał. Kieślowski zrealizował je na podstawie opo-
wiadania Zofii Posmysz. Zapomniałem zupełnie o tej pracy 
z Krzysztofem pewnie dlatego, że końcowy efekt nigdy nie 
ujrzał światła dziennego. 

To prawda. Spektakl rzeczywiście nigdy nie został wyemi-
towany, podobno istnieje wyłącznie w zapisie telerecor-
dingowym.
Niedawno widziałem jego fragment. Ale zaraz, zaraz, może 
tytuł brzmiał jednak inaczej. Nie wychylać się?

Nie, to było na pewno Pozwolenie na odstrzał. Tematem 
opowiadania pani Posmysz było m.in. nielegalne polowa-
nie, kłusownictwo uprawiane przez ówczesną elitę. „Nie 
wychylać się”, czyli być konformistą, nie dać się odstrzelić 
– ale to nie był tytuł.
Ciekawe, dlaczego ten spektakl nigdy nie został wyemitowany?

Może po przeczytaniu naszej rozmowy ktoś dokładniej 
wyjaśni tę sprawę. 
Krzysztof sugerował w tym przedstawieniu – na ile sobie przy-
pominam – że za zło, którym przesiąknięty jest kraj, odpowia-
dają wszyscy: skorumpowana i totalitarna władza, ale także 
konformistyczni obywatele. 

Rok po tym spektaklu znalazłeś się w obsadzie Przejścia 
podziemnego, półgodzinnego filmu telewizyjnego. Scena-
riusz Kieślowski napisał z Ireneuszem Iredyńskim. Wystą-
piłeś razem z Teresą Budzisz-Krzyżanowską.
Zagrałem tam Michała, młodego mężczyznę, kłamcę, który pra-
gnie powrócić do swojej byłej żony. To był film o atrofii uczuć. 
Labirynt korytarzy w przejściu podziemnym stał się symbolem 
kafkowskiej rzeczywistości, w jakiej znalazł się mój bohater. 

Jeden z głównych tematów Kieślowskiego: kryzys warto-
ści. Ale to była twoja ostatnia z nim współpraca. Co się 
stało?
To było tak dawno… Myślę, że Krzysztof był zawiedziony moją 
pracą, uznał, że się pomylił. I tyle. Normalna rzecz. Miłość 
i przyjaźń nie są obowiązkowe. 

Powróćmy jednak do chronologii. Po Beacie była szkoła 
teatralna i Marzec ’68. 
Ciągle jestem pytany o Marzec. Niechcący wszedłem w rolę 
kombatanta. Opowiadanie o Marcu, o „Dziadach”, o tym, jak to 
byłem bohaterski…

Męczy cię to?
Trochę tak. Choć wiem, że to nie było nieważne. Że nasza 
postawa była przełomowa, przestaliśmy mieć jakiekolwiek sen-
tymenty w stosunku do systemu, w którym żyliśmy. A to, że 
opowiedzieliśmy się za wolnością słowa, w tamtym momencie 
miało ogromne znaczenie.

Nie chcę, żebyś po raz kolejny wspominał swoje przygody 
marcowe. Powiedz tylko, jak tamten czas wpłynął na twoje 
postrzeganie aktorstwa?
W twoim pytaniu jest tajemnica. Bo skąd ja mogę wiedzieć, 
jak życie człowieka wpływa na jego aktorstwo? Moim zdaniem 
wpływa, wzbogaca. Czasami również niszczy, istnieje przecież 
ciemna strona życia, np. alkohol czy narkotyki. Nie wierzę, żeby 
te środki wzbogacały aktorstwo, może jednorazowo tak, ale 
na dłuższą metę oznaczają śmierć zawodową. Natomiast to, co 
nazwałbym doświadczeniem życia, przeżyciem pokoleniowym, 
wpływa na rozumienie swojego miejsca i roli w świecie sztuki. 
Także w społeczeństwie. Ale taka pozytywna empiria nie jest 
gwarancją stałości w przekonaniach, a tym bardziej poziomu 
sztuki, którą uprawiamy. Znam wielu wspaniałych, pięknych 
ludzi, którzy niekoniecznie są wielkimi artystami. Sztuka jest 
dziedziną pełną sprzeczności. Wolałbym aktora, którego sły-
chać w dziesiątym rzędzie, dobrze wykształconego i wychowa-
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znaczenia w biografii artystycznej, ale to był ważny początek – 
nazwijmy to tak – mojej filmowej drogi artystycznej.

Album polski miał wtedy opinię filmu „obiektywnego”. 
Z dzieciństwa pamięta się zaledwie pojedyncze flesze 
związane z jakimiś ważnymi wydarzeniami. Pamiętam 
koniec grudnia 1970. Gierek obala Gomułkę. Przema-
wia do narodu w niedzielę o 20.00. Cała Polska wgapiona 
w ekran. Po wystąpieniu nowego władcy pojawia się na 
ekranie spikerka Jadwiga Piątkowska i informuje widzów, 
że cały zaplanowany program na ten wieczór zostaje 
odwołany, a w zamian zostanie wyświetlony film fabu-
larny produkcji polskiej: Album polski. Musiano go wtedy 
odbierać w kontrze do nurtu narodowego, moczarow-
skiego. I właśnie w ten wieczór miliony Polaków oglądały 
film Rybkowskiego. Andrzej Seweryn, Barbara Brylska 
i Jan Machulski w rolach głównych. 
Ty takie rzeczy pamiętasz?

Obserwowałem rodziców. Byli czymś bardzo poruszeni. 
Niewiele z tego rozumiałem, ale pamiętam, że działo się 
coś ważnego. I razem zaczęliśmy oglądać to przemówie-
nie, a potem Album polski. Ja zapewne zasnąłem, bo to 
wyjątkowo długi film. Ale rodzice chyba wytrzymali do 
końca.
Dzięki temu filmowi lepiej poznałem pana Rybkowskiego. To 
był naprawdę na wskroś uczciwy reżyser. Należał do PZPR, ale 
nie czynił zła, służył środowisku, polskiemu filmowi. Profesjo-
nalista. 

Był też twórcą dwóch ważnych seriali: Chłopów według 
Reymonta i kultowej Kariery Nikodema Dyzmy z Roma-
nem Wilhelmim (wspóreżyserowanej przez Marka Nowic-
kiego – przyp. red.).
Otóż to! Na planie Albumu polskiego spotkałem się również 
z Witoldem Sobocińskim, wspaniałym człowiekiem i genial-
nym operatorem. Ten film został pięknie sfotografowany. 

ANDRZEJ SEWERYN

nego, ale to wszystko nie gwarantuje, że on jest dobrym akto-
rem. Bywa odwrotnie. Kogoś nie do końca słychać, ale jest 
genialny.

Wolałbym jednak słyszeć aktora. 
Ja też. Zgodzisz się jednak, że ważnym jest, aby aktor rozu-
miał to, co gra, aby świadomie pełnił swoją rolę społeczną. Cóż, 
ilu aktorów, tyle losów ludzkich, postaw, upadków, zwycięstw 
i sposobów uprawiania tego trudnego, okrutnego zawodu. 

Ta twoja uwaga dotyczy człowieka w ogóle. Zapewniam 
cię, że księdza także. 
Zgoda.

A więc kończysz szkołę. I dostajesz wielką rolę filmową. 
W Albumie polskim Jana Rybkowskiego. Pamiętasz ten 
film?
Oczywiście, że pamiętam. 

Ten film opowiada o powojennych losach Polaków i budo-
wie nowego systemu. Dobrze się nawet go oglądało, choć 
był w nim wyraźny fałsz historyczny. Delikatniej mówiąc: 
były w nim liczne niedopowiedzenia. 
Nie będę się usprawiedliwiać, ale chcę powiedzieć o okolicz-
nościach, które zdecydowały, że w tym filmie zagrałem. Otóż 
nieżyjący już od kilkunastu lat aktor, który był obsadzony w tej 
roli, został nagle odsunięty przez reżysera i kierownika pro-
dukcji Edwarda Zajička. Pewnego wieczoru dzwoni do mnie 
pan Zajiček i zaprasza na następny dzień do Szczecina na plan 
zdjęciowy. Tłumaczy, że powstały pewne problemy, że nastą-
piły zmiany i proponują mi tę rolę Tomka. Wiesz, był rok 1969, 
wyszedłem wtedy z więzienia, zaczynałem zawodowe życie. 
I przychodzi taka propozycja, główna rola. Nie byłem prze-
cież do końca świadomy, czego się podejmuję, bo nie zdążyłem 
przeczytać scenariusza. Żeby było jasne: gdybym go przeczy-
tał, też zagrałbym tę rolę. Ponieważ to nie był film wredny, Ryb-
kowski to nie był Poręba. Ten film nie ma dla mnie większego 

Teresa Budzisz-Krzyżanowska 
i Andrzej Seweryn w filmie 

Przejście podziemne, 
reż. Krzysztof Kieślowski

Barbara Brylska 
i Andrzej Seweryn 
w filmie Album polski, 
reż. Jan Rybkowski
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Kilka lat później wystąpiłeś jeszcze raz u Rybkowskiego 
w adaptacji „Granicy” Zofii Nałkowskiej, w roli Zenona 
Ziembiewicza.
Film powstał w Zespole „Pryzmat”, którego kierownikiem lite-
rackim był Tadeusz Konwicki, a scenariusz napisał Józef Hen. 
Konwicki nas bardzo chwalił, Hen chyba także, że świetne „ame-
rykańskie” kino i aktorstwo. A potem przyszła krytyka i zje-

chała nas niemiłosiernie. Kto miał rację? Nie wiadomo. Oto 
wzloty i upadki tamtych lat. Ten komplement o „amerykańsko-
ści” naszego grania był szczery, ale gorzki. Oddzielała nas prze-
cież od świata żelazna kurtyna i bariery, w tym językowe, wyda-
wałoby się nie do przezwyciężenia. Przypomina mi się epizod 
związany z wydarzeniami marcowymi 68’ roku i z Władysławem 
Krasnowieckim, aktorem, członkiem PZPR, rektorem warszaw-

Andrzej Wajda 
i Andrzej Seweryn 

na planie filmu Dyrygent 
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skiej szkoły teatralnej. Było to 13 marca. W auli odbyło się wtedy 
nadzwyczajne zebranie, wymuszone zresztą przez nas na Kra-
snowieckim. Przegłosowaliśmy jako pierwsza uczelnia w Polsce 
rezolucję w obronie studentów, napisaną przez Bohdana Korze-
niewskiego i Pawła Beylina. I wtedy Krasnowiecki zabrał głos. 
Po kilku ciepłych słowach na temat milicji powiedział, że aktor 
może grać tylko w swoim języku i w swojej ojczyźnie. To miało 
znaczyć: uspokójcie się, bo nie będziecie mieli pracy. Wyjedzie-
cie za granicę i co? Ostrzegał nas. I te słowa stały się dla mnie 
paradoksalnie ważnym przesłaniem, szczególnie wtedy, kiedy 
pracowałem we Francji przez 33 lata. Zawsze wiedziałem, że aby 
zaistnieć – żeby to, co powiedział Krasnowiecki, nie okazało się 
prawdą – muszę pracować nad sobą ciągle, więcej niż inni. 

I wreszcie na twojej drodze pojawia się Andrzej Wajda. 
Ziemia obiecana i rola Maksa Bauma. Uczestniczyłeś 
w castingu?
Wtedy to słowo nie istniało, mówiło się „zdjęcia próbne”. Andrzej 
chciał mnie już wcześniej obsadzić w filmie Armelle według pomy-
słu Iredyńskiego. Miał to być mocny głos reżysera o młodzieży 
i jej ówczesnych dylematach. Role główne były zarezerwowane dla 
Anny Prucnal, Małgorzaty Braunek i dla mnie. Niestety, to jeden 

z tych niezrealizowanych projektów Wajdy (najczęściej z powodów 
cenzuralnych). A sama Ania Prucnal wyemigrowała do Francji. 
Tak więc zacząłem współpracę z Wajdą od Ziemi obiecanej. 

Wspaniały początek. 
Andrzej to był artysta wielki, nikt go nie zastąpi, to niemożliwe. 
Był jedyny. W każdym filmie Wajdy widoczny jest jego „charak-
ter pisma”. Co tu dużo mówić, kreując światy wyrosłe z tradycji, 
potrafił je obdarować życiem własnym, własnymi przemyśle-
niami, dzięki czemu węzeł polskich losów nabierał cech cnoty 
i występku, heroizmu i bezmyślności, mądrego patriotyzmu, ale 
i straszliwego, wrzaskliwego pustosłowia. Gdyby zrobić sondaż 
na najbardziej znane filmy Wajdy, wygrałyby zapewne Ziemia 
obiecana i może Człowiek z żelaza. Może ktoś wymieni Popiół 
i diament lub Kanał, w co wątpię, bo przecież jeden z portali, 
po śmierci reżysera, zmienił tytuł tego ostatniego z Kanał na 
Tunel. A jego iwaszkiewiczowskie adaptacje? A Danton? Zresztą 
nie chcę wymieniać dalej, bo każdy jego film był ważny, był 
o CZYMŚ! Jestem dumny z każdej najmniejszej nawet współ-
pracy z Andrzejem. Cieszę się np., że jestem wymieniony 
w obsadzie pokoleniowego arcydzieła, jakim jest Człowiek 
z marmuru, choć w filmie słychać tylko mój głos jako lektora 

Andrzej Seweryn 
w filmie Zieja, 

reż. Robert Gliński 

ANDRZEJ SEWERYN
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Stwierdzenie, że zło jest atrakcyjne do grania 
to straszny banał. Jeżeli nie dostrzegamy 
atrakcyjności dobra, to znaczy, że jesteśmy 
niedojrzali. Mnie najbardziej interesuje 
przemiana w człowieku
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ANDRZEJ SEWERYN

starych kronik i prowadzącego transmisję z okazji bicia rekordu 
murarskiego przez Birkuta.

To może powróćmy jeszcze raz do Marca ’68. Uważam, że 
jednym z najważniejszych filmów Wajdy, który z każdym 
dniem staje się – niestety – coraz bardziej aktualny jest 
Bez znieczulenia według scenariusza Agnieszki Holland. 
Zagrałeś tam dziennikarza Jacka Rościszewskiego, pomar-
cowego hunwejbina, który po „trupach” pnie się w hie-
rarchii zawodowej, karierowicza, który wyłazi zawsze na 
wierzch, kiedy upadają podstawowe normy i zasady życia 
społecznego. Figura „marcowego docenta”. 
Tak, i to jest figura, która powróciła dziś w innym kontekście, 
w innej scenografii „duchowej” i jest przerażająca. Postać Rości-
szewskiego jest ponadustrojowa i ponadideologiczna. To mier-
nota z wyraźną fobią antyinteligencką. Dostrzegam renesans 
takich postaw i to mnie przygnębia. 

Kiedy jako sędzia mówisz w Wajdowskiej adaptacji „Pana 
Tadeusza” słynne zdanie: „Ja z synowcem na czele i jakoś 
to będzie”, to ze smutkiem jeszcze raz konstatuję powta-
rzalność naszych postaw. 
Genialny Mickiewicz! Jedno zdanie, które mówi o naszej historii, 
o naszej mentalności, o naszym braku odpowiedzialności za kraj; za 
naszą ojczyznę, nie wstydzę się tego języka. Niczego nie uogólniam, 
bo przecież mamy wspaniałe karty w naszej historii i wspaniałe posta-
cie. Ale w „Panu Tadeuszu” ostatecznie wszyscy lądują na „paryskim 
bruku”, niezależnie od podziałów, różnic, skłóceń. Wszyscy. 

Ważną rolą w twojej biografii jest zapewne Adam, boha-
ter Dyrygenta, młody, chorobliwie ambitny muzyk z kom-
pleksami. 

łów, w ramach zbiorczych uniesień moralnych, także przez swo-
ich współwyznawców.

W tym kontekście przypomina się twoja rola pisarza 
Adama Warczewskiego w Różyczce Jana Kidawy-Błoń-
skiego. Bezpośrednią inspiracją były dramatyczne losy 
Pawła Jasienicy i jego żony, która była agentką SB.
Nazwisko pisarza nie wydaje się szczególnie istotne, bo 
w postaci Warczewskiego znajdziemy coś z Jasienicy, ale 
i z Kisielewskiego, z Kijowskiego czy Zawieyskiego. Ten film 
pokazuje złożoność tamtego czasu, jego normalność i zakła-
manie, strach i ostrożność. Zapętlenia ludzi w tryby totali-
tarnego państwa, z których wielokrotnie nie było dobrego 
wyjścia.

Muszę cię jeszcze zapytać o role „kościelne”, i to nie tylko 
z powodów „zawodowych”, ale dlatego, że to są bardzo 
ważne role. Zagrałeś prymasa Wyszyńskiego w filmie 
Teresy Kotlarczyk (Prymas. Trzy lata z tysiąca – przyp. 
red.). I ostatnio legendarną postać księdza Jana Ziei 
w obrazie Roberta Glińskiego. Zieja doskonale wpisuje 
się w dzisiejsze spory, w dzisiejszy kryzys Kościoła. Był 
prekursorem II Soboru Watykańskiego w czasach, kiedy 

jeszcze nikt nie przypuszczał, że pojawi się Jan XXIII. 
Myśmy w Polsce tego Soboru do dziś nie przemyśleli do 
końca.
To był człowiek niezależny, cały czas wbrew wszystkim, ale 
w obronie konkretnego człowieka. Tak było przed wojną, 
w czasie wojny, zaraz po wojnie. Pacyfista i jednocześnie 
bohaterski kapelan Armii Krajowej („musicie pamiętać, 
że zabijanie to zło absolutne, ale nie możecie dać się zabi-
jać”), w 1945 roku stawał w Słupsku w obronie wypędzanych 
Niemców i pastora luterańskiego. Narażał się hierarchii dok-
trynalnie. Rogata dusza. Ale ewangeliczna do samego końca. 

Nie przepuszczał ewangelii przez żadne filtry. Był otwarty, 
tolerancyjny, dialogiczny, a jednocześnie pryncypialny. Nie 
mieścił się w żadnych schematach, czy też stereotypowym 
myśleniu o duchownych. W czasach komuny potrafił roz-
mawiać z Piaseckim z PAX-u czy z władzami komunistycz-
nymi, gdy chodziło o ratowanie człowieka, a jednocześnie 
był w radykalnej opozycji do tej władzy, należał przecież do 
KOR-u.

Zieja był otwarty na wątpienie. 
Błogosławione niedowierzanie. Słuchałem cię na pogrzebie 
Macieja Prusa, kiedy mówiłeś, że wiara i wątpienie są ze sobą 
nierozerwalnie związane. Ktoś pozbawiony wątpliwości prze-
staje szukać Boga, czyli przestaje wierzyć. Przy takim rozumie-
niu istoty wiary i wątpienia naturalnym partnerem do dialogu 
staje się każdy, kto jest w stanie myśleć w podobny sposób – 
także wyznawca innej religii, ateista, agnostyk. A „antypartne-
rem” – każdy rodzaj fundamentalizmu zarówno ten religijny, 
jak i ten ateistyczny. Miłość jest fundamentem, a fundamenta-
lizm jest jej zaprzeczeniem. Zieja o tej zasadzie pamiętał przez 
całe swoje życie.

Amen. Po tych słowach wypada przypomnieć myśl rodem 
z zakładu Pascala: „Jeżeli 
masz do wyboru coś albo 
nic, to co wybierasz?”. 
Oczywiście: COŚ, może 
nienazwane i nieukonkret-
nione. „Nie wykluczam, że 
jest COŚ. I mnie to bar-
dzo pociesza” – to zdanie 
wypowiadasz jako bohater 
ostatniego filmu Krzysztofa 
Zanussiego Liczba dosko-
nała. 
Pascal powiedział też: „Jeśli 
wątpisz, to znaczy, że wie-
rzysz”. Niektóre reakcje na 
film Zanussiego pokazują brak 
zrozumienia spraw transcen-
dencji, brak zainteresowania 
nimi. Więc łatwo napisać, że 
to film religijny, katolicki czy 
katechetyczny, i go zdeprecjo-
nować. Ale pytań stawianych 
przez Zanussiego nikt nie 
uniknie.

Akurat Liczba doskonała nie jest filmem katechetycz-
nym. Składa się z samych pytań, bez odpowiedzi. W 2006 
roku zrealizowałeś jako reżyser film fabularny Kto nigdy 
nie żył. Bohaterem jest ksiądz, który zaraził się HIV, 
ale nie wskutek nadużyć seksualnych, ale na misjach 
w Afryce.
Przerwę ci. Chciałem pokazać w tym filmie Hioba, czyli 
cierpienie człowieka sprawiedliwego. No cóż, tak już jest 
z debiutami, że czasami się udają, czasami nie. Zrozumia-
łem wtedy, że reżyserować mogę tylko w teatrze. W filmie 
wolę grać.

Andrzej Kijowski nie był zadowolony z tej ekranizacji swojego 
opowiadania. Zarzucał Wajdzie, że to nie miało nic wspólnego 
z jego nowelą.

Nic nowego. Lem np. bardzo nie lubił Szpitala Przemie-
nienia Edwarda Żebrowskiego, a ja uważam ten film za 
arcydzieło. Ingmar Bergman zaliczał Dyrygenta do swo-
jej „jedenastki” najlepszych filmów. Jak sądzisz, co tak 
zachwyciło twórcę Siódmej pieczęci?
Relacje małżeńskie. Relacje z mistrzem. Słabość mężczyzny. No 
i poszukiwanie straconego czasu. To są tematy bergmanowskie. 
Zresztą Bergman opisywał w pamiętniku, że oglądał Dyrygenta 
ze swoimi współpracownikami, a potem namiętnie o nim dys-
kutowali. Czytałem to z ogromnym wzruszeniem. 

Wajda obsadzał cię często w rolach ludzi upadłych, złych, 
zakłamanych, nieprzyjemnych. Nawet w Dantonie grany 
przez ciebie Bourdon to po prostu zdrajca. Ale zagubiony 
Maks Baum z Ziemi obiecanej budzi – moim zdaniem – 
najwięcej sympatii z całej trójki bohaterów.
Stwierdzenie, że zło jest atrakcyjne do grania – bo przewrotne, 
zaskakujące i niejednoznaczne – to straszny banał. Jeżeli nie 
dostrzegamy atrakcyjności dobra, to znaczy, że jesteśmy niedoj-
rzali. Gram przecież w filmach, w których fascynacja złem jest 
daleko posunięta. Ale najbardziej interesuje mnie przemiana 
w człowieku. Jako chrześcijanin uważam, że to możliwe. Nie ma 
gwarancji, że każda przemiana jest prawdziwa, ale odrzucam 
zasadę, że każda przemiana jest fałszywa, podejrzana. Przecież 
nie można wyobrazić sobie chrześcijaństwa bez św. Pawła i św. 
Augustyna. Powstaje pytanie: czy we współczesnej Polsce mie-
liby szansę na ewangelizację? A może w ogóle by nie zaistnieli? 
Zostaliby „zhejtowani” przez wszystkie strony naszych podzia-

Andrzej Seweryn  w serialu 
Królowa, reż. Łukasz Kośmicki
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Andrzej Seweryn, Daniel Olbrychski i Wojciech Pszoniak w filmie 
Ziemia obiecana, reż. Andrzej Wajda
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No i zagrałeś Zdzisława Beksińskiego w Ostatniej rodzi-
nie Jana P. Matuszyńskiego. Opowieść o toksycznej 
rodzinie artystów. 
Myślę, że w tej rodzinie mieliśmy do czynienia ze światem 
miłości. Ale miłości, która objawia się w sposób zaskakujący, 
niecodzienny, niepowszechny. Oczywiście w tym wszyst-
kim jest jakiś „odlot”, coś szczególnego, specjalnego. Zdzisław 
przede wszystkim pomaga synowi, choć zapewne przytłacza 
go siłą swojej osobowości. Po śmierci syna jako jedyny rozu-
mie, dlaczego Tomek opuścił ten świat. Krytykowano fakt, że 
Zdzisław filmował kamerą życie rodziny, robił to wręcz obse-
syjnie, nagrał setki godzin z życia codziennego, których prze-
cież nigdy potem nie oglądał. Bo kiedy? On przede wszyst-
kim malował, rzeźbił i cały czas pisał dziennik. Był też chory, 
prowadził interesy. Więc po co filmował? Może to filmowanie 
sprawiało mu jakąś przyjemność, po prostu. Ale zobacz, dzi-
siaj wszyscy się filmują, nagrywają, często w sposób nachalny 
i perwersyjny, bez sensu, i na nikim już nie robi to wrażenia. 
Po co filmujemy? A już śmierć Zdzisława pozostanie dla mnie 
wieczną tajemnicą. Tyle.

Zadam na koniec pytanie. Jak Andrzej Seweryn odczuwa 
w swoim życiu, tu i teraz, trzy podstawowe chrześci-
jańskie pojęcia – mówimy o nich czasami: cnoty teolo-
galne – wiarę, nadzieję i miłość? 
Pytanie osobiste, myślę jednak, że mamy prawo mówić o tym 
wprost. Chcę mieć prawo mówienia wprost o miłości, mówie-
nia o nadziei i mówienia o wierze. Wiem, że to nie jest proste 
we współczesnym świecie, wiem, że życie jest bardzo trudne dla 
wielu ludzi, że jest pełne dramatów, gwałtu, ciemności. Wojna 
w Ukrainie, polskie podziały, nienawiść, nietolerancja, brak 
akceptacji dla inności. Ale pomimo tego – a może właśnie dla-
tego – uważam, że podstawą współżycia społecznego jest dia-
log – przyjazny, otwarty, ryzykowny czasami, ale nieodzowny. 
Narzucanie swoich przekonań, nawet najsłuszniejszych, poprzez 

jakiś gwałt duchowy czy intelektualny prowadzi społeczeństwo 
na manowce. Ogromnie się cieszę, że serial Królowa Łukasza 
Kośmickiego, w którym gram emerytowanego krawca i drag 
queen w jednej osobie, to film pogodny, przyjazny, ciepły, a nie 
ponury obraz nienawistnego narodu. Jestem przekonany, że takie 
seriale o wiele skuteczniej otwierają na inność, nawet tę najbar-
dziej sceptyczną część społeczeństwa. Bez dialogu nic nie osią-
gniemy, poza okopywaniem się w swoich twierdzach obudo-
wanych szerokimi fosami. Dialog między ludźmi, którzy się nie 
rozumieją, między władzą a społeczeństwem, dialog w rodzinach, 
kościołach, szkołach – bez niego wszystko sczeźnie. Pojęcie dia-
logu biorę od Jana Pawła II i od Jacka Kuronia. To oni mi o tym 
mówili, to oni otworzyli mi na to oczy. Koniec kropka. Do tego 
dołożyła się jeszcze moja cudowna pani profesor Anna Radzi-
wiłł. Z postawy dialogu nie zrezygnuję, mimo wszelkich oskarżeń 
o naiwność. Postawa dialogu to nie jest symetryzm. Pokazywa-
nie, że życie może być inne, jest naszą odwagą. Jest aktem wiary, 
nadziei i miłości, aktem trudniejszym niż po prostu pokazywa-
nie zła. Uważam, że mamy również obowiązek pokazywania, 
iż dobro jest możliwe. Doszedłem do takiego miejsca w moim 
życiu, z którego widzę to wyraźniej niż kiedykolwiek.

Twoje najbliższe premiery filmowe to…
…rola u Jana Holoubka w filmie Doppelgänger. Sobowtór. Nie 
mogę niczego zdradzać, ale jestem przekonany, że będzie to 
wielkie wydarzenie. Zapraszam do kin. Biorę także udział 
w trzecim sezonie Rojsta. Janek Holoubek to znakomity reży-
ser, mądry, inteligentny. Poza tym jest człowiekiem dialogu, 
a to cenię najbardziej u artystów. W 2022 roku kręciłem zdję-
cia do Doppelgängera…, a już na początku 2021 mieliśmy 
rozmowy na temat moich scen. Dzisiaj mało kto tak pracuje. 
Janek jest prawdziwym artystą w przepięknym momencie 
swojego życia i on tego nie zmarnuje. Jestem pewien.

Czekamy zatem.

Bez dialogu  
nic nie 
osiągniemy,  
poza 
okopywaniem 
się w swoich 
twierdzach 
obudowanych 
szerokimi fosami

Dawid Ogrodnik, Aleksandra 
Konieczna i Andrzej Seweryn  

w filmie Ostatnia rodzina,  
reż. Jan P. Matuszyński
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NIEZREALIZOWANE SCENARIUSZE FILMOWE

Historię polskiej kinematografii tworzą nie tylko dzieła 
zrealizowane, ale również te, które nie powstały. Warto 

spojrzeć na dzieje tych projektów filmowych, które 
nie dostały szansy zmaterializowania się na planie 

zdjęciowym. W historiach scenariuszy niezrealizowanych 
odbija się również historia naszego kraju, jego 

społecznych i obyczajowych przemian, jak i życiowych 
losów poszczególnych twórców filmowych.

FILMY, KTÓRYCH 
NIE MA. HISTORIA 

NIEBYŁA POLSKIEGO 
KINA W KILKU 

KADRACH
Katarzyna Wajda
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NIEZREALIZOWANE SCENARIUSZE FILMOWE

Andrzej Wajda mawiał, że marze-
nia są często ciekawsze od na-
kręconych filmów – sam miał na 
koncie ponad 60 niezrealizowa-

nych projektów – od mglistych pomysłów, 
poprzez scenariusze, po pierwsze skręcone 
materiały. Spora ich część, dzięki zacho-
wanej dokumentacji, współtworzy dzisiaj 
historię niebyłą polskiego kina – jak na-
zwał ją w tytule swojej fundamentalnej dla 
tej problematyki książki „Historia niebyła 
kina PRL” (2012) Tadeusz Lubelski (z któ-
rego odkryć i ja korzystam). Opowieść to 
fascynująca, pouczająca i wciąż się toczą-
ca, bo dopisywane są kolejne jej rozdziały. 
Rekonstruowane, głównie w archiwach, 
dzieje niezrealizowanych filmów poka-
zują (zwłaszcza w okresie 
PRL-u) kontekst społecz-
no-polityczno-obyczajo-
wy, w jakich funkcjonuje 
kino, sieć zależności (cen-
zura instytucjonalna, pre-
sja finansowa), ale też in-
dywidualne losy twórców. 
Pozwalają odkryć, że histo-
rie (nie)realizacji pewnych 
filmów są ciekawsze niż 
historie w nich opowiada-
ne. Pomagają wypełnić lu-
ki, zweryfikować fakty, ale 
także skłaniają do snucia 
hipotez i historii alterna-
tywnych „co by było, gdy-
by…” – i czasami prowadzą 
do wniosku, że może lepiej, iż nie wszyst-
kie marzenia się spełniają, choć niektó-
rych żal…

MŁODZI NA 
BARYKADZIE, CZYLI 
CENA (NIE)SPEŁNIENIA
Nieco paradoksalnie to właśnie twórczość 
Andrzeja Wajdy jest doskonałym dowo-
dem na to, że jedno niespełnione filmowe 
marzenie może być pierwszym krokiem 
(warunkiem?) do innego, prawdziwego 
filmowego spełnienia. I to niemal na po-
czątku drogi zawodowej. W 1957 roku, tuż 
po Kanale (1956), Wajda pisał z Markiem 
Hłaską współczesny scenariusz: Wielki bluff. 
Pisarz wykazał się jednak nielojalnością, 
sprzedając ich tekst szefowi Zespołu Fil-
mowego „Studio” – Aleksandrowi Fordo-
wi (ostatecznie powstała z niego Baza lu-
dzi umarłych Ewy i Czesława Petelskich). 
Wajda nawiązał więc współpracę z 15-let-
nią naśladowczynią Hłaski, Moniką Ko-
towską – efektem był scenariusz Jesteśmy 

milicyjnej) oficjalnie zacząłby się kilka lat 
wcześniej. A być może w 1959 roku dołą-
czyłaby inna ikona powieści milicyjnej, po-
rucznik Szczęsny, (super)bohater wykreowa-
ny przez matkę gatunku Annę Kłodzińską, 
która razem z Julianem Dziedziną napisała 
scenariusz Nie wolno umierać według swo-
jej „Srebrzystej śmierci” – tekst, rzeczywi-
ście słaby, nie przeszedł przez sito Komisji 
Ocen Scenariuszy. 

Są również przykłady spektakularne, pro-
jekty, których historia to prawie gotowy sce-
nariusz filmowy, na dodatek z dramatycz-
nym zwrotem akcji (i dramatem twórcy 
niemogącego doprowadzić swego dzieła do 
końca). W ten nurt wpisuje się Osioł grający 
na lirze, wyrafinowane opus magnum Woj-
ciecha Jerzego Hasa, koprodukcja polsko-
-francuska, której realizacji przeszkodził 13 
grudnia 1981: w tym dniu polska ekipa miała 
lecieć do Paryża podpisać umowę. Dla re-
żysera cios tym boleśniejszy, że miał to być 
film kręcony po kilku latach artystycznego 
milczenia, od premiery Sanatorium pod 
Klepsydrą (1973). Has próbował w tym cza-
sie jako twórca zabierać głos, m.in. bezsku-
tecznie zabiegając o pozwolenie na realizację 
„Czerwonych tarcz”, historycznej powieści 
Jarosława Iwaszkiewicza o księciu Henryku 
Sandomierskim starającym się zdobyć ko-
ronę i scalić kraj po rozbiciu dzielnicowym. 

Są też i prawdziwi rekordziści, rozdzia-
ły szczególnie długie, jak marzenie Wajdy 
o „Przedwiośniu” Stefana Żeromskiego. Pro-
log: pomysł zapisany w notatniku wiosną 
1956 roku, epilog: zamknięcie latem 2000 
roku dokumentacji projektu w zabitej (wła-
snoręcznie) gwoździami skrzyni. A między 
nimi 5 scenariuszy z różnych powodów nie-
zrealizowanych. Tekst z roku 1966, mimo 
zachowawczości, odrzucono jako „antyso-
wiecki”. Ten z roku 1978, aktualizowany pod 
wpływem wydarzeń Sierpnia 1980, mógł być 
realizowany, gdyby reżyser nie przyjął zamó-
wienia stoczniowców na Człowieka z żelaza. 
W 1991, mimo zaawansowanych prac, też 
zrezygnował: brakowało mu odtwórcy roli 
Baryki (we wcześniejszych wersjach mieli 
go grać Daniel Olbrychski i Jerzy Radziwiło-
wicz). Nie był również w pełni przekonany do 
koncepcji scenariusza (współautorka: Anna 
Bojarska) podkreślającego analogie między 
rokiem 1918 a 1989, a przede wszystkim 
w opublikowanej właśnie legendarnej po-
wieści Aleksandra Ścibora-Rylskiego „Pier-
ścionek z końskiego włosia” dostrzegł (nie-
stety ostatecznie niewykorzystaną) szansę 
na zrealizowanie innego marzenia: nową, 
poprawioną wersję Popiołu i diamentu. Do 

sami na świecie, opowieść o oczekującej 
narodzin dziecka parze nastolatków. Pro-
jekt nie bez problemów skierowano do re-
alizacji, a w przeddzień rozpoczęcia zdjęć 
zablokowano, co reżyser (choć po latach 
przyznał, że pewnie film nie byłby udany) 
mocno przeżył. Gdyby jednak pozwolono 
mu go realizować, być może nie przeczy-
tałby polecanego przez Tadeusza Janczara 
„Popiołu i diamentu” Jerzego Andrzejew-
skiego i w anachronicznej już historii z ma-
ja 1945 nie zobaczył szansy na współcze-
sną opowieść o rozczarowaniu pokolenia 
Października ’56. Nie byłoby arcydzieła 
polskiego kina, ani Zbyszka Cybulskiego, 
który jako Maciek Chełmicki stał się jego 
pierwszą ikoną. A ekranizować powieść 

Andrzejewskiego mógł, bo 
wcześniej zgody na realiza-
cję nie dostały scenariusze 
napisane w 1949 roku przez 
Erwina Axera oraz Anto-
niego Bohdziewicza i An-
drzeja Wydrzyńskiego... 

Spójrzmy na początki ka-
riery innych mistrzów. Jak 
potoczyłyby się artystyczne 
losy Janusza Morgenster-
na, Kazimierza Kutza i Ta-
deusza Chmielewskiego, 
wówczas studentów łódz-
kiej Szkoły Filmowej, gdyby 
w 1956 roku jednak pozwo-
lono im jednocześnie zro-
bić dyplom i zadebiutować 

nowelowym filmem Cena barykady według 
powstańczych opowiadań Jerzego Lutow-
skiego? Powstawałby równolegle z Kana-
łem, jako druga fabuła o tej tematyce, co też 
oznaczałoby, że Wajda nie miałby u boku 
twórczych asystentów w postaci Morgen-
sterna (to wszak on wymyślił prolog za-
powiadający śmierć bohaterów) i Kutza. 
Oni sami, nim ostatecznie zadebiutowa-
li – pierwszy współczesnym Do widzenia, 
do jutra… (1960), drugi wpisującym się 
w nurt szkoły polskiej Krzyżem Walecz-
nych (1958) – próbowali realizować inne 
scenariusze. W przypadku Morgensterna 
była to adaptacja wstrząsającego wojennego 
opowiadania Jana Józefa Szczepańskiego pt. 
„Buty”. Projekt jednak (z wielu powodów, 
m.in. drastyczności tematu i drażliwości 
wątku partyzancko-akowskiego) zablo-
kowano, czego sam reżyser bardzo żało-
wał. Zielonego światła nie dostał też scena-
riusz interesujący Kutza, choć dla odmiany 
Wczasy pod lipą (1958) były współczesną 
komedią pisaną przez Aleksandra Ścibo-

ra-Rylskiego z myślą o aktorach kabaretu 
Koń (Jerzy Dobrowolski, Wiesław Gołas, 
Zdzisław Leśniak, Mieczysław Czecho-
wicz). Powstały film byłby nie tylko satyrą 
społeczną, ale też śladem pewnego kultu-
rowego fenomenu – w tym duchu zresztą 
kilka lat później Kutz nakręci Upał (1964).  

Pospekulujmy jeszcze: czy Maria Ka-
niewska zostałaby klasyczką kina dla dzieci 
i młodzieży, autorką m.in. filmowej Awan-
tury o Basię (1959), gdyby w 1956 roku, 
próbującej się zrehabilitować po niefortun-
nym socrealistycznym debiucie reżyserce 
pozwolono zrealizować Muzykantów z Bre-
my, adaptację opowiadania (dla dorosłych) 
Jadwigi Żylińskiej? Niezależnie od jakości 
samego filmu, wart odnotowania byłby już 
sam taki kobiecy filmowy duet, wówczas 
więcej niż rzadkość. 

40 I 4 LATA STAWIANIA 
SZKLANYCH DOMÓW…
Historia niebyła ma swoje legendy, jak ada-
ptacja „Złego” Leopolda Tyrmanda – pro-
jekt tyleż sławny, co wręcz osławiony, jako 
obarczony rodzajem fatum: kilku filmow-
ców próbowało (całkiem niedawno choćby 
Xawery Żuławski), żadnemu się nie udało. 
Ba, w archiwach brak scenariuszy, co jesz-
cze ową legendarność wzmacnia. W tym 
kontekście najciekawsza wydaje się pierw-
sza próba w wykonaniu Jerzego Hoffmana 
i Edwarda Skórzewskiego, wówczas uznane-
go już (i doświadczonego w tematyce chuli-
gańskiej) duetu dokumentalistów chcących 
zadebiutować w fabule, którzy propozycję 
ekranizacji bestsellera dostali niedługo po 
jego wydaniu w grudniu 1955 roku od szefa 
ZF „Iluzjon” Ludwika Starskiego. Już samo 

to, że w tytułowej roli widzieli Cybulskie-
go (nie był wtedy jeszcze kochanym przez 
widzów Zbyszkiem), a ówczesna Warszawa 
wciąż była miastem z powieści Tyrmanda 
(główny problem późniejszych adaptatorów), 
pozwala snuć przypuszczenia, jak ciekawy 
mógł to być film. I że może był jedyną szan-
są na zobaczenie „Złego” w kinie – niespeł-
nioną, bo obraz nie powstał i jak na legendę 
przystało, nie wiadomo dokładnie dlaczego. 
Dodajmy, że wcześniej Hoffman i Skórzew-
ski (tym razem na zaproszenie Aleksandra 
Forda) pracowali nad adaptacją innej popu-
larnej wówczas powieści sensacyjnej, czyli 
„Królewny” Andrzeja Piwowarczyka, jed-
nego z ojców powieści milicyjnej. Gdyby 
powstała, to nie tylko słynny kapitan Gleb 
zyskałby swe ekranowe wcielenie, ale też 
powojenny polski kryminał (w odmianie 

Zbigniew Cybulski  
w filmie Popiół i diament,  
reż. Andrzej Wajda
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Żeromskiego wrócił w roku 1997, tym razem 
z Jackiem Bromskim, który zaproponował 
ramę katyńską: w finale porucznik Baryka 
ginie w Kozielsku. Wtedy już jednak poja-
wił się projekt filmu o Katyniu i Wajda nie 
spieszył się z realizacją Przedwiośnia, zwłasz-
cza gdy dostrzegł, jak blisko z Nawłoci do 
Soplicowa i zdecydował się na adaptację 
„Pana Tadeusza” (film powstał w 1999), po-
czątkowo zatytułowaną: Ostatni zajazd na 
Litwie i kończącą się śmiercią ks. Robaka. 
Skończyła się też, niestety, wieloletnia walka 
o Przedwiośnie – mimo iż w grudniu 1999 
roku opracował ostatnią wersję scenariusza, 
to ubiegł go Filip Bajon…

DOSSIER ZAWODOWCÓW, 
CZYLI WOJENNE (POST)
SCRIPTA
Niezwykle istotny rozdział historii niebyłej 
stanowią teksty zawodowych, zasłużonych 
dla rodzimego kina scenarzystów, jak Jerzy 
Stefan Stawiński i Aleksander Ścibor-Rylski. 
W przypadku Stawińskiego, współtwórcy 
szkoły polskiej, niezrealizowane scenariusze 
w większości układają się w pewną całość, są 
uzupełnieniem dotychczasowej twórczości, 
której centrum stanowi tematyka wojenna 
wzbogacona elementami autobiograficzny-
mi. Wśród nich są powstałe jeszcze w PRL-
-u projekty: inspirowany okupacyjnym ży-
ciorysem wybitnego operatora Jerzego Lip-
mana Człowiek, który zakpił sobie z III Rzeszy 
(1968) oraz Wyjątkowo ciepła wiosna (1980), 
scenariusz – nomen omen – wyjątkowy ze 
względu na czas, miejsce i tematykę: wio-
sna 1943 roku, warszawskie getto tuż przed 
powstaniem. Istotna (i cenna) jest właśnie 
ta wewnętrzna, żydowska perspektywa, od-
mienna na tle dominującego polocentryzmu 
rodzimych opowieści o Zagładzie, interesu-
jący jest główny bohater, inżynier Adam. 
Stawiński wzbogacił też kontekst, jawnie na-
wiązując do swego Kanału. Scenariusz miał 
być realizowany w ZF „X” przez Agnieszkę 
Holland, z Bogusławem Lindą w roli głównej, 
ale reżyserka zrezygnowała z niego na rzecz 
Kobiety samotnej (1981), więc można tylko 
snuć przypuszczenia, jaki rezonans mógłby 
wywołać film będący de facto pierwszym 
przełamującym pomarcowe tabu tematyki 
żydowskiej. Przełom 89’ pozwolił Stawiń-
skiemu wrócić do ulubionej problematyki 
już bez ograniczeń cenzuralnych, stąd na-
pisana z żoną Heleną Amiradżibi Czerwona 
kurtyna (1995), uzupełniająca jego biografię 
pokoleniową o losy tużpowojenne: Jacek, 
były powstaniec, po wyjściu z lasu próbuje 
(bez powodzenia) przetrwać, zatrudniając 

się w prowincjonalnym teatrzyku. Roczni-
cowy scenariusz Przed powstaniem (2004) 
to z kolei hołd oddany Polskiemu Państwu 
Podziemnemu, próba uchwycenia w kilku-
nastu scenach jego fenomenu jako złożonej 
struktury organizacyjnej, której celem była 
nie tylko walka zbrojna, ale i przygotowanie 
młodych do życia po wojnie. Puentą tego 
rozdziału jest rozgrywający się współcześnie 
Życiorys (2007), w którym tematyka wojen-
na łączy się (nie pierwszy raz w twórczości 
Stawińskiego) z autotematyzmem, nawią-
zując do doświadczeń scenarzysty wpisu-
jącego ludzkie losy w filmowe konwencje. 

Niezrealizowane scenariusze Aleksan-
dra Ścibora-Rylskiego potwierdzają jego 
wyjątkową pracowitość, sprawność pisania 
i wszechstronność. Wśród filmowych nowel 
znaleźć tu można m.in. Klucz (1969), któ-
rego bohaterowie, niegdysiejsi uczestnicy 
kampanii wrześniowej, spotykają się kilka 
lat później pod Monte Casino. Są Czar-
ne parzenice (1969), oparte na powieści 

Władysława Machejka „Rano przeszedł 
huragan” i przywołujące działalność Jó-
zefa Kurasia „Ognia” – projekt wszedł już 
nawet w fazę realizacji: kręcić miał Paweł 
Komorowski, główną rolę „Płomienia” miał 
grać Wiesław Gołas, ale decyzją władz, 
prace przerwano. Tego etapu nie osiągnęła 
Panna Maria (1967), nowela przywołują-
ca historię śląskich imigrantów i założonej 
przez nich w Teksasie osady – choć wyda-
je się, że głównie po to, by kochający we-
stern Ścibor znowu mógł nieco pobawić 
się jego konwencjami (po ten temat się-
gnie niemal dekadę później Kutz w także 
niezrealizowanym ostatecznie Różowym 
horyzoncie). Osobną część Ściborowej hi-
storii niebyłej tworzą jego adaptacje kla-
syki literackiej: Wierna rzeka (1960) przy-
gotowywana dla Stanisława Lenartowicza, 
Stara baśń (1965), którą miał kręcić duet 
Hoffman-Skórzewski, czy rozpisani na se-
rial Bracia Karamazow – praca nad nimi 
dla wielbiciela Dostojewskiego musiała być 

szczególną przygodą. Trzeba też podkreślić, 
że w powstałe w latach 50. scenariusze – 
jak Sprawa Szymka Bielasa, Morze Sargas-
sa czy Zaułek św. Sebastiana – wpisana jest 
osobista trauma autora, także rzutująca na 
późniejsze wybory.

BAREJADY, CZYLI NASZE 
SCENARIUSZE NA PÓŁCE
Swój rozdział historii niebyłej, z ponad 20 
tytułami, ma też – a jakże – zaprawiony 
w bojach z cenzurą i przyzwyczajony do 
odmów Stanisław Bareja. Znaczną jego 
część stanowią scenariusze napisane z Jac-
kiem Fedorowiczem, jak słynny już Nasz 
człowiek w Warszawie (1967), czyli James 
Bond na miarę naszych możliwości, czy 
nawiązująca do konwencji tak lubianego 
przez reżysera amerykańskiego slapsticku 
Żaba w śmietanie (1969). Ten scenopisarski 
duet pracował najdłużej i najintensywniej 
(na co wpływ mieli decydenci blokujący 
realizację kolejnych projektów, w efekcie 

obaj twórcy zrobili razem tylko dwa fil-
my), ale Bareja pracował też z innymi. I są 
to czasami nazwiska zaskakujące, choćby: 
Jerzy Skolimowski – jako współtwórca no-
weli filmowej Dama do bicia (1962), mło-
dy filmowiec jeszcze przed debiutem reży-
serskim, ale już z doświadczeniem sceno-
pisarskim przy Niewinnych czarodziejach 
Wajdy (1960) i Nożu w wodzie Romana 
Polańskiego (1961). Tutaj zresztą czerpał 
z tych tytułów, podejmując podobną te-
matykę związaną z młodym pokoleniem, 
a jej atrakcyjność wzmacniała planowana 
obsada (Elżbieta Czyżewska, Bogumił Ko-
biela, Cybulski). Równie (albo i bardziej) 
interesująca była współpraca Barei z pi-
sarkami: Zofią Bystrzycką i Natalią Rol-
leczek: pierwsza adaptowała na potrzeby 
scenariusza własną sztukę teatralną Czy 

to jest miłość? (1962), druga w Kochanej 
rodzince (1964) wykorzystała środkową 
część („Rodzina Szkaradków i ja”) swego 
powieściowego cyklu o rodzinie Jelonków. 
Oba teksty były efektem poszukiwań twór-
czych zarówno reżysera, jak i ZF „Rytm”, 
z którym był związany, prób znalezienia 
odpowiedniej dla dekady lat 60. formuły 
filmowej komedii. Nic dziwnego, że się-
gnięto po utwory już sprawdzone: sztuka 
Bystrzyckiej była z powodzeniem wystawia-
na, a dwie wydane części cyklu Rolleczek 
cieszyły się dużą poczytnością. Sam Bareja 
miał już przy swym debiucie Mąż swojej 
żony (1960) doświadczenie z ekranizacją 
komedii scenicznej, ale po raz pierwszy 
sięgnął po prozę. Powieść Rolleczek jest 
(i to wciąż) zabawna, tyle że głównie dzię-
ki pierwszoosobowej narracji bohaterki, 

Maria Kaniewska 
na planie filmu 

Awantura o Basię

Andrzej Wajda i Janusz 
Morgenstern na planie filmu 

Kanał, reż. Andrzej Wajda
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sarskiego. Oto wszechstronnie utalentowane 
siostry: pisarka (ale także z doświadczeniem 
reżyserskim w animacji) Maria Krüger i re-
żyserka Halina Bielińska, autorki przebo-
jowej Godziny pąsowej róży (1963), wstęp-
nie zarysowały już kształt sequela w noweli 
Powrót (1964). Wbrew tytułowi nastoletnia 
Ania nie miała znowu wrócić do przeszłości, 
tylko przenieść się do alternatywnej rzeczy-
wistości jako bohaterka powieści młodzie-
żowej pisanej przez demoniczną socjolożkę. 
Krótka nowela stanowić miała zapewne tylko 
początek prac nad przyszłym filmem, ale już 
niektóre sceny sygnalizowały konieczność 
użycia pewnych efektów specjalnych, któ-
re wypróbować chciała Bielińska. Reżyser-
ka – przypomnijmy, zaczynająca przygodę 
z kinem od animacji i tworząca na tym po-
lu artystyczny duet z mężem, Włodzimie-
rzem Haupem – z podobnej perspektywy 
patrzyła na opowiadania Brunona Schulza, 
stanowiące podstawę powstałego w 1965 ro-

ku scenariusza pt. Wiosna, tekstu, jak pod-
kreślała, inspirowanego jego prozą, ale nie 
będącego jej adaptacją. Głównym boha-
terem jest chłopiec, Szymon, i to właśnie 
motyw dziecięcego widzenia świata, fan-
tazji pozwalającej w codzienności widzieć 
niezwykłość, stanowił dla Bielińskiej klucz 
do filmu i pretekst do pokazania możliwości 
technicznych medium. Niestety, równolegle 
scenariusz Sanatorium pod Klepsydrą dla 
Hasa przygotowywał Tadeusz Kwiatkowski, 
w efekcie oba, bardzo różne projekty, wplą-
tane w środowiskowe konflikty odłożono 
na półkę. W przypadku Wiosny oficjalnie 
przez brak środków na tak kosztowny film. 
Has – jak opisał to w swym dzienniku Kwiat-
kowski – nie walczył o ich tekst, wkrótce też 
przyszedł Marzec 1968 i tematyka żydow-
ska przez kilkanaście kolejnych lat stała się 
w polskim kinie tabu. Nieco przełamało je 
właśnie Sanatorium…, tyle że zrealizowane 
już według autorskiego scenariusza reżysera. 

Wracając do niebyłych powrotów: 
to również casus Janusza Majewskiego 
i Krzysztofa Kąkolewskiego, którzy zaraz 
po znakomitym kryminale Zbrodniarz, 
który ukradł zbrodnię (1969) postanowili 
znowu razem zrobić kino gatunkowe. Ich 
Głuchy telefon wpisywał się w konwencję 
thrillera: oto dla młodego, inteligenckiego 
małżeństwa, spełnione marzenie o wła-
snym telefonie staje się koszmarem, bo 
codziennie o tej samej porze ktoś dzwoni 
i milczy… Próbując rozwikłać tę zagadkę, 
główny bohater zmuszony wsłuchiwać się 
nie tylko w głos żony, ale też własnego 
sumienia, robi jego rachunek, bo może 
dzwoniącym jest ktoś, kto chowa urazę. 
Punkt wyjścia był więc intrygujący, scena-
riusz każe przypuszczać, że podobnie jak 
w przypadku Zbrodniarza…, film byłby 
ciekawy formalnie, ale twórcy (choć na 
jednym z egzemplarzy scenariusza prze-
znaczonego dla ZF „Tor” widnieje adno-
tacja „Jeszcze się zastanowić”) nie dostali 
zielonego światła. 

Także Marek Piwowski i Janusz Gło-
wacki, po paradokumentalnej Psychodra-
mie (1969), a zwłaszcza Rejsie (1970), 
mieli ochotę na kolejną filmową podróż. 
Efekt: nowela Ja się do polityki nie mie-
szam (1973) ewoluująca potem w ko-
lejne wersje scenariusza komedii kry-
minalnej rozgrywającej się w realiach 
II RP. Ta historia policyjno-politycznej 
prowokacji, gdyby wówczas powstała, 
wyprzedziłaby nurt retro drugiej poło-
wy lat 70. – pewne jej elementy Piwow-
ski wykorzystał w swoim współczesnym 
znakomitym kryminale Przepraszam, czy 
tu biją? (1976). 

Przywołane tu w kilku migawkach przy-
kłady, fragmenty rozdziałów historii nie-
byłej, to tylko pewna jej część. Pochodzą 
z różnych okresów, związane są z twór-
cami o odmiennych zainteresowaniach. 
Są filmami, których nie ma – i zapewne 
nigdy nie będzie w pierwotnie zamierzo-
nym kształcie. Ale – i to jest także krze-
piące – nie tylko został po nich ślad, nie 
tylko mają swoje zapisane w archiwach 
historie, ale też noszą w sobie potencjał, 
by kiedyś „być”. 

* Tekst nie powstałby bez wskazó-
wek i odkryć Piotra Śmiałowskiego, 
autora książki „Niewidzialne filmy, uparci 
debiutanci” oraz licznych tekstów rekon-
struujących kolejne rozdziały historii nie-
byłej polskiego kina. 

licealistki Judyty, tymczasem scenariusz 
siłą rzeczy pozbawiony owej subiektyw-
nej perspektywy, stracił przez to znacz-
ną część charakterystycznego dla książki 
humoru słownego. Tym samym i intryga 
(w mieszkaniu Jelonków pojawia się i nadto 
zadomawia młoda pielęgniarka z niedaw-
no urodzonymi bliźniakami i wrodzoną 
obsesją sterylności, więc, by się jej pozbyć, 
główna bohaterka musi doprowadzić do 
pogodzenia się lokatorki z mężem-mamin-
synkiem) stała się mniej atrakcyjna. Oba 
teksty komisje scenariuszowe odrzuciły, 
ale przebieg spotkań komisyjnych dobrze 
pokazuje problem, jaki stanowiła (zwłasz-
cza w przypadku komedii) forma selekcji 
oparta o materiał literacki: scenariusz da-
wał niewielkie wyobrażenie o przyszłym 
filmie, nie uwzględniając np. wartości, jaką 
wnoszą (co istotne przy komedii charak-
terów Bystrzyckiej) aktorzy, ani umiejęt-
ności inscenizacyjnych reżysera. Gdyby 
scenariusz Rolleczek przeszedł, wówczas 
nie tylko po raz pierwszy (czy jedyny?) 
współscenarzystą filmu Barei byłaby ko-
bieta, ale też kobieca bohaterka grałaby 

TEMAT NUMERU

pierwsze skrzypce. A kto mógłby ją zagrać? 
Może znowu ulubiona wówczas aktorka 
Barei – Elżbieta Czyżewska?

JEŻELI PISAĆ 
(SCENARIUSZ)  
TO TYLKO Z KOLEGĄ?
Historia polskiego kina wyglądałaby ina-
czej, gdyby szczęśliwy traf (lub mądrzy po-
średnicy) nie zetknął ze sobą paru ludzi 
z kamerą i tych, którzy dobrze władają pió-
rem. Takie szczęście do scenarzystów miał 
Stanisław Różewicz, który twórczo współ-
pracował zarówno z bratem Tadeuszem, jak 
też znakomitymi krakowskimi pisarzami: 
Kornelem Filipowiczem i wspomnianym 
już Janem Józefem Szczepańskim. W obu 
przypadkach wspólna filmografia mogłaby 
być nie tylko dłuższa, ale również pogłę-
biać dotychczasową twórczość, domykać 
czy rozwijać pewne wątki. Widać to na 
przykładzie powstałego około roku 1963 
Bazyliszka, który – choć chronologicznie 
drugi – zamykałby wojenny tryptyk Ró-
żewicza i Szczepańskiego obok Wolnego 
miasta (1958) i Westerplatte (1967). Ta po-

wstańcza opowieść była ich kolejną, pod-
szytą Conradem, tragiczną, ale pozbawio-
ną patosu historią beznadziejnej walki. Jej 
bohaterowie – ostatni żołnierze plutonu 
porucznika Kobuza, próbujący we wrze-
śniu 1944 wytropić tytułowego bazylisz-
ka, czyli niemieckiego snajpera bezlitośnie 
zabijającego z ukrycia – to kolejni, obok 
obrońców Poczty Gdańskiej i żołnierzy 
z Westerplatte, rycerze przegranej sprawy. 
Gdyby film powstał, byłby pewnie ważnym 
głosem w dyskusji o powstaniu warszaw-
skim, niestety sam projekt (także wskutek 
sytuacji politycznej) dość szybko upadł. 
Podobny los kilka lat wcześniej spotkał 
wspólny scenariusz Tadeusza Różewicza 
i Filipowicza o sensacyjnym tytule Hiena 
(1957) – i może w tym przypadku szczęśli-
wie, bo ta ich na poły kryminalna historia 
(ze sporą dawką trudnej do pokazania na 
ekranie makabry, gdyż tytuł odnosił się 
do złodziei cmentarnych) niewolna była 
od słabości. Szkoda za to powstałego już 
w 1980 roku Zachodu słońca, opowieści Fi-
lipowicza o 60-letnim profesorze biologii, 
który coraz bardziej żyje wspomnieniami 
niż teraźniejszością. Pisarz kreśli tu rze-
czywistość na poły oniryczną, z tajemni-
czą postacią Nieznajomej i kluczowym dla 
swej twórczości problemem niemożności 
odkrycia tego, co kryje się w drugim czło-
wieku. Niestety, choć Stanisław Różewicz 
bardzo chciał ten film kręcić, nie znalazł 
chętnych producentów.

Skoro o pisarzach-scenarzystach mowa, 
to przywołajmy wpisane w historię nieby-
łą niepowtarzalne pisarskie duety, bo choć 
twórczość stricte literacka jest zajęciem 
raczej indywidualnym, to scenopisarstwo 
pozwala na większy kolektywizm. Stąd też 
np. wspólne nowele filmowe Stanisława 
Dygata i Kazimierza Brandysa: Nieobecny 
oraz Zjazd koleżeński – w obu pojawia się 
motyw spotkania po latach szkolnych ko-
legów, konfrontacji postaw i różnych de-
finicji życiowego sukcesu. Inny tandem 
to para krakowskich przyjaciół: Jan Józef 
Szczepański i Stanisław Lem przygotowują-
cy wspólnie w latach 60. adaptacje Powrotu 
z gwiazd i Pamiętnika znalezionego w wan-
nie. Tutaj prace były bardziej zaawansowa-
ne, pierwszy film miał realizować Włodzi-
mierz Haupe, ale na planach poprzestano.

POWROTY,  
KTÓRYCH NIE BYŁO
Wśród niezrealizowanych scenariuszy bardzo 
żal tych, które były efektem ponownej współ-
pracy sprawdzonego już duetu reżysersko-pi-

Stanisław Bareja i Jacek 
Fedorowicz na planie filmu  

Nie ma róży bez ognia, 
 reż. Stanisław Bareja

Jerzy Jogałła i Ewa Frykowska. 
Zdjęcia próbne do filmu 

Jesteśmy sami na tym świecie
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RADIOSTORY

publicznego radia, w komediowej 
konwencji?
Co ciekawe, ja nie wybrałem tej for-
muły gatunkowej. W branży jest takie 
powiedzenie, że jeden film się pisze, 
drugi film się kręci, a trzeci film się 
montuje. Doskonale się to sprawdziło 
w przypadku Radiostory. Wyszedłem 
przecież od reportażu, który nie ma nic 
wspólnego z komedią. Z kolei podczas 
wymyślania dialogów tak dobrze się 
bawiliśmy z moim asystentem, że pisa-
liśmy bardzo rozbudowane kwestie dla 
aktorów. Wiedzieliśmy, że część z nich 
zostanie wycięta, ale naszym zdaniem 
aktor i tak potrzebuje materiału na roz-
grzewkę. Przy montażu okazywało się, 
że do ostatecznej wersji filmu wcho-
dzą inne kwestie, niż sami zaplanowa-
liśmy, i tu niespodziewanie pojawił się 
element komediowy. Na pewnym etapie 
prac broniłem się wręcz przed kome-
diowością tego filmu i postanowiłem 
nadać niektórym wątkom poważniej-
szy charakter. Da się przecież zauwa-
żyć, że publiczność czuje przesyt kome-
diami romantycznymi. Z drugiej strony 
z materiałem filmowym nie można wal-
czyć, zwłaszcza jeśli się go dobrze mon-
tuje. A fakt, że dana scena jest kome-
diowa, nie znaczy od razu, że straci 
swoją emocjonalną siłę.

W Radiostory najważniejszą postacią 
nie okazuje się wcale Waldemar grany 
przez Piotra Głowackiego, ale ktoś 
inny, z pozoru mniej ważny. Dlaczego 
zdecydował się pan na takie rozwiąza-
nie? Chodziło o zaskoczenie widzów? 
Wybrałem taki wariant, bo stwierdzi-
łem, że polskie kino jest już na to gotowe. 
Przykładem filmu, w którym zastoso-
wano identyczną konstrukcję, jest Szakal 
(1997). Pierwszą część fabuły „ciągnie” 
tam bohater Bruce’a Willisa, a drugą 
Richarda Gere’a. Powiedziałem więc Pio-
trowi Głowackiemu, czyli ekranowemu 
Waldemarowi, by na początku rozkochał 
w sobie widza. On świetnie się wywią-
zał z tego zadania, ale później sympatia 
publiczności i tak przenosi się na inną 
postać. Akcja meandruje między sce-
nami na lądzie i morzu, a ponieważ Wal-
demar zostaje w Gdańsku, siłą rzeczą na 
dłużej znika z ekranu. Co ciekawe, każdy, 
kto ogląda Radiostory, zwraca uwagę, że 
zabieg ze zmianą głównego bohatera jest 
zaskakujący i świeży. Niektórzy twierdzą, 
że najważniejszą postacią finalnie staje się 
kelnerka (Agata Moszumańska), inni, że 
Melik (Dariusz Majchrzak), a jeszcze inni 
wskazują na sympatyka (Tomasz Więcek). 

Piotr Głowacki i Bogdan Kalus grają 
w Radiostory inny typ bohaterów niż 

zazwyczaj. Od razu zgodzili się na 
współpracę z debiutantem, czy towa-
rzyszyły im pewne obawy? 
Piotrek świadomie zagrał czarny 
charakter. Może po sukcesie filmu 
Mistrz, w którym wcielił się w świe-
tlaną, by nie powiedzieć gloryfikowaną 
postać, zapragnął pójść w zupełnie 
inną stronę? Bogdana kojarzymy zaś 
głównie z roli w serialu Ranczo, ale to 
świetny aktor o ogromnym potencjalne 
dramatycznym. Wymyśliłem sobie, 
że zagra u mnie kanalię w kontrze do 
swojego ciepłego, ekranowego wize-
runku. W naszej współpracy z pew-
nością pomógł fakt, że ostatnią wer-
sję scenariusza pisałem z myślą o nich 
i obaj mieli tego świadomość. Na pla-
nie Piotr i Bogdan są zresztą zawo-
dowcami – dokładnie realizują wizję 
reżysera. Zdradzę też, że nie robiłem 
żadnych prób aktorskich, bo dosko-
nale wiedziałem, czego chcę. Przed 
daną sceną chwilę rozmawiałem o niej 
z aktorami, dawałem im drobne uwagi 
i zaczynaliśmy kręcić. Wielką siłą tego 
filmu jest więc casting, ale miałem 
również sporo czasu na wybór odpo-
wiedniej obsady. 

Rozmawiał  
Wojciech Tutaj

Można powiedzieć, że jest 
pan późnym debiutan-
tem. Czy decyzja o reali-
zacji filmu fabularnego 

długo w panu dojrzewała?
Z jednej strony tak, ale z drugiej trzeba 
pamiętać, że tylko nieliczni absol-
wenci szkół filmowych zrealizują swoje 
pełnometrażowe debiuty. Prawdopo-
dobnie 80 proc. osób nigdy ich nie 
zrobi. Sam myślałem bardzo długo 
o debiucie i szukałem dobrego scena-
riusza. W końcu postanowiłem napisać 
coś autorskiego w oparciu o osobiste 
doświadczenia. Wywodzę się z reklamy 
radiowej, więc wcześniej pracowa-
łem dużo z aktorami. Obserwowa-
łem też z bliska proces uruchamiania 
kilku prywatnych stacji radiowych na 

początku lat 90. i chodził mi po gło-
wie reportaż o tych czasach. Kiedy jed-
nak zaplanowałem budżet na zrobie-
nie takiego dokumentu, doszedłem 
do wniosku, że za podobne pienią-
dze można zrealizować fabułę. I wtedy 
na dobre zaczęła się moja przygoda 
z kinem. 

W jakim stopniu fabuła Radiostory 
pokrywa się z pana biografią? Film 
opowiada przecież o reemigrancie 
próbującym założyć prywatne radio 
na Wybrzeżu.
Ten film jest mocno inspirowany fak-
tami, co podkreślamy już w zwiastu-
nie kinowym. Spora część sytuacji, 
które widzimy na ekranie, wydarzyła 
się naprawdę, niektóre z nich nawet 

OD REPORTAŻU 
DO KOMEDII
Rozmowa z Maciejem Hydr, 
reżyserem filmu Radiostory
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sam przeżyłem. Nie zdradzę oczywi-
ście, który z bohaterów jest moim alter 
ego, choć dziennikarze i widzowie 
o to dopytują. Należy też pamiętać, że 
wszystkie postacie i zdarzenia zostały 
przefiltrowane przez moją wyobraźnię. 
Starałem się jednak zachować w filmie 
dużą autentyczność i wierzę, że dzięki 
temu będzie się go lepiej oglądać. 

A z czym kojarzą się panu lata 90., 
w których toczy się akcja? Dobrze 
pan wspomina ten czas?
Kiedyś było takie popularne określenie 
„ale Meksyk!”. Nie wiem, czy ono dalej 
funkcjonuje, ale dobrze oddaje charakter 
lat 90. w Polsce. Miało się wtedy poczu-
cie większej wolności, bo wszystko było 
dozwolone. Nawet w świecie gospodarki 
mawiało się „co nie jest zabronione, jest 
dozwolone”. Trochę tęsknię za tamtą 
epoką bez ograniczeń, koncesji, rygory-
stycznych przepisów podatkowych. Ten 
okres sprzyjał rozwojowi kultury i przy-
glądaniu się, jak różne nowinki przedo-
stają się do naszego kraju przez Gdańsk, 
w którym mieszkałem i umieściłem 
akcję Radiostory.

Dużo czasu poświęcił pan na znale-
zienie odpowiednich lokacji i odtwo-
rzenie estetyki charakterystycznej dla 
tamtego okresu?
Radiostory jest produkcją niezależną, 
w związku z tym musiałem oszczędzać 
każdą złotówkę. Zrezygnowałem np. 
z budowy dekoracji, bo uznałem, że 
w Trójmieście pozostało jeszcze wiele 
pięknych miejsc nietkniętych przez 
czas. Paradoksalnie pandemia ułatwiła 
mi zadanie, bo spędziłem ją w Gdań-
sku, spacerując po mieście i szukając 
odpowiednich scenerii pod plan zdję-
ciowy. Przeprowadziłem więc doku-
mentację na własną rękę, bez pomocy 
zatrudnianych do tego skautów. Zbie-
gło się to w czasie z pisaniem ostat-
niej wersji scenariusza. Na dodatek, 
gdy odwiedzałem stare lokacje, w któ-
rych rozgrywają się ważne dla fabuły 
wydarzenia, wracałem myślami do 
atmosfery lat 90. Pod koniec lock-
downu byłem już w pełni przygoto-
wany, włącznie z przeprowadzeniem 
castingu. 

Dlaczego postanowił pan opowie-
dzieć o rywalizacji między Walde-
marem i Słomińskim, dyrektorem 

MAGAZYN FILMOWY  nr 142/czerwiec 2023

Maciej Hydr, Bogdan Kalus 
i Dariusz Majchrzak 

na planie filmu Radiostory

Piotr Głowacki 
w filmie Radiostory, 

reż. Maciej Hydr
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SORTOWNIA

Spodziewam się, że realizacja Sor-
towni, jako że miejscem akcji jest 
SOR, musiała zakładać udział kon-
sultantów, szczególnie medycznych. 
Czy tak rzeczywiście było?
W tym serialu było to absolutnie klu-
czowe. Już na etapie, na którym dostałam 
scenariusz, był on wielokrotnie konsul-
towany z lekarzami, w ogóle z przedsta-
wicielami środowiska medycznego. Prze-
kazali niezmiernie dużo wiedzy, która 
jest dla tej fabuły niezbędna. Z jednej 
strony chodziło nam o oddanie realiów 
zwykłego szpitalnego oddziału, a z dru-
giej – i mam nadzieję, że nie zepsuję 
zabawy – sposobów popełnienia zbrodni 
doskonałej. Nikt z nas, zwykłych ludzi, 
nie ma przecież takiej wiedzy. Ja zaczęłam 
pracować z konsultantami, kiedy zasta-
nawiałam się, jak pokazać pewne rzeczy, 
żeby wyglądały najbardziej wiarygod-
nie. Zresztą konsultanci – lekarz i ratow-
nicy – byli obecni każdego dnia, kiedy 
kręciliśmy w szpitalu, a poza tym podczas 
całego etapu przygotowań. Bez nich nie 
weszłabym na plan. Od samego początku 
założyłam sobie realizację serialu hiper-
realistycznego, który ma bardzo wiary-
godną fakturę. Dzięki temu serial nabiera 
życia, wydaje się, że ta historia może 
się zdarzyć naprawdę. Wybierając taką 
konwencję opowiadania, zdałam sobie 
sprawę, że realizm medyczny będzie po 
prostu kluczowy. Jeśli nie dopilnowali-
byśmy tego już od momentu przygoto-
wań, spalilibyśmy ten projekt na samym 
początku. Moim zdaniem Sortownia to 
jeden z najbardziej prawdziwych seriali 
medycznych w Polsce. 

Rozmawiamy o serialu, a w ostat-
nim czasie zdaje się pani przeplatać 
ze sobą projekty filmowe i serialowe. 
Odczuwa pani jakąś realną różnicę 
między tymi formatami?
Jasne, dostrzegam, ale to nie jest tak, 
że oddzieliłabym te kategorie grubą 
kreską. Linia demarkacyjna przebiega 
raczej tam, gdzie w grę wchodzi czas, 
który można poświęcić na przygotowa-
nie i realizację oraz wolność dla reży-
sera. To nie zawsze jest tak, że produkcja 
filmu automatycznie oznacza dużą wol-
ność i dużo czasu. Kiedyś zrealizowałam 
np. film Cudak w ciągu zaledwie 15 dni 
zdjęciowych. Akurat przy Sortowni twór-
czej wolności miałam mnóstwo, może 
najwięcej, jeśli chodzi o moje dotychcza-
sowe produkcje serialowe.

Z Andrzejem Chyrą znacie się nie od 
dziś, ale czy w związku z tym ktokol-
wiek w państwa relacji miał taryfę 
ulgową?
Z Andrzejem znamy się pewnie ze 20 lat. 
Zaczęło się od tego, że spotkałam go kie-
dyś na placu szkolnym podczas studiów 
i naiwnie zapytałam, czy nie zagrałby 
w moim ćwiczeniu. Ku mojemu zdzi-
wieniu odparł, że zagra. Tak się poznali-
śmy, potem jeszcze pracowaliśmy razem 
w warunkach szkolnych, a potem zrobi-
liśmy razem jeden odcinek serialu Bez 
tajemnic, który reżyserowałam wspólnie 
z Jackiem Borcuchem. Kilka lat później 
Andrzej zagrał w mojej Obietnicy – dużą 
rolę ojca głównej bohaterki. Znamy się 

długo – zarówno zawodowo, jak i pry-
watnie, a nasze spotkanie na planie 
Sortowni było wynikiem wzajemnego 
zaufania. Andrzej jest wymagającym 
partnerem, nie zadowala się powierz-
chownością tekstu, szuka alternatywnych 
rozwiązań aktorskich, czegoś niebanal-
nego, nieoczywistego. Zwykle propo-
nuje coś trudniejszego, aby widz nie 
od razu był w stanie zrozumieć inten-
cje bohatera. Chyba to właśnie sprawia, 
że Andrzej jest tak fascynującą, magne-
tyczną postacią w każdym projekcie, 
w którym bierze udział. Gdy wchodzi 
przed kamerę, nie można od niego ode-
rwać wzroku. Praca z nim to wyzwanie, 
bo reżyser musi go do swoich rozwiązań 
przekonać.

Jak w tej relacji odnalazła się pozo-
stała część ekipy?
Na planie Sortowni znalazła się praw-
dziwa galaktyka gwiazd: Jaśmina 

Polak, Marcin Czarnik, Natalia Jędruś, 
Iza Dąbrowska, Olga Sarzyńska, Artur 
Barciś, Kamilla Baar, Ilona Ostrowska, 
Kazik Mazur. Ostatnio dużo pracuję 
i staram się otaczać aktorami, z któ-
rymi mam już jakieś dobre doświad-
czenia. Z większością z tej obsady 
już wcześniej pracowałam. Czasami 
bywa tak, że kiedy czytam kwestie 
jakiejś postaci w scenariuszu, od razu 
dostrzegam rysy konkretnych aktorów. 
Tym razem tak było z Jaśminą Polak, 
która pierwsza przyszła mi na myśl 
do roli Olgi. Świetnie też odnalazła 
się w pracy z Andrzejem, bo pracują 
razem w teatrze, więc znają się dosko-
nale. 

Jakie wspomnienie zostanie pani 
w głowie po tym planie?
Mam z nim bardzo wiele wspomnień, 
ale pierwsze, które przychodzi mi do 
głowy, to takie, że robiłam ten serial 
„na wydechu”, mimo ogromu wyzwań. 
Mam poczucie, że widać, iż praca była 
przyjemna i inspirująca, a poza tym 
zostanie mi po Sortowni ogromnie 
wiele przydatnych umiejętności. Nigdy 
wcześniej nie robiłam serialu medycz-
nego, a tu mieliśmy do czynienia ze 
sporą liczbą tego typu scen. Dlatego też 
ta praca była szalenie satysfakcjonująca 
i mimo że wymagała wielu przygoto-
wań i wysiłku, sprawiła mi dużą zawo-
dową radość. Poza tym otoczyłam się 
przyjaciółmi, do których miałam pełne 
zaufanie, dzięki czemu mogłam skupić 
się na tym, co najważniejsze.

Rozmawiała  
Magdalena Maksimiuk

Rozmowa z Anną Kazejak,  
reżyserką serialu Sortownia

MAGAZYN FILMOWY  nr 142/czerwiec 2023

Jak ważne jest odnalezienie cze-
goś dla siebie w opowiadanej 
historii? Co takiego znalazła 
pani w scenariuszu Sortowni?

To właściwie główne pytanie, na które 
muszę sobie odpowiedzieć, przyjmując 
jakąś propozycję. To, co było w Sortowni 
szczególnie interesujące i nietypowe to 
aspekt moralny całej historii. Miałam 
wrażenie, że nasz serial ma w sobie coś 
z kina moralnego niepokoju, a na to nie 
ma zazwyczaj miejsca na polskim rynku 
telewizyjnym. Pogłębiona psychologia, 
próba odpowiedzi na pytanie o dobro 
i zło, i o to, gdzie przebiega między 
nimi granica, oraz o to, kto może rościć 
sobie prawo do decydowania o tym. To 
wszystko spowodowało, że bardzo chcia-
łam zrobić ten serial, bo ten temat jest 
mi bliski.

Scenariusz serialu powstawał 
w kolektywie czwórki autorów. Czy 
miało to jakieś szczególne zna-
czenie dla fabuły, czy słyszalne są 
cztery osobne głosy, czy też jeden – 
wspólny?
Do projektu dołączyłam na etapie, kiedy 
scenariusz był zamknięty, a moja praca 
nad tekstem miała już wówczas dość 
określony, tradycyjny przebieg. Kilku-
krotnie zgłosiłam pewne swoje uwagi, 
z powrotem dostałam poprawki. W spo-
tkaniach dotyczących tekstu brała rów-
nież udział supervisorka ds. develop-
mentu ze strony Canal+, czyli Dana 
Łukasińska, i head, czyli Wiktor Piąt-
kowski. W żadnym momencie tej pracy 
nie miałam poczucia, że muszę integro-
wać towarzystwo, czy jakkolwiek mode-
rować pracę, bo ona w zasadzie została 
wykonana, a kiedy weszłam do pro-
jektu, pozostały wyłącznie drobne rzeczy. 
Myślę, że można wyczuć, że scenariusz 
jest pisany przez kilka osób, w różny spo-
sób rozłożone są akcenty, w grę wcho-
dzą odmienne wrażliwości. Początkowe 
i końcowe odcinki są jednak klamrą 
doskonale spinającą całość.

MAGAZYN FILMOWY  nr 142/czerwiec 2023
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TO HIPERREALISTYCZNY 
SERIAL MEDYCZNY

Andrzej Chyra  
w serialu Sortownia,  

odcinek 1,  
reż. Anna Kazejak

Anna Kazejak



Po światowym suk-
cesie Twojego Vin-
centa zdecydowała 
się pani na film 

fabularny realizowany tą 
samą techniką. Czy Chłopi 
będą bardziej „spektaklem” 
malarskim, czy może formą 
filmu łączącego klasyczne 
kino ze wspaniałą młodo-
polską wizją świata Cheł-
mońskiego, Ruszczyca, 
Wyczółkowskiego?
DK Welchman: (wcze-
śniej znana jako Dorota 
Kobiela – przyp. red.). Po spę-
dzeniu 10 lat swojego życia 
z Vincentem van Goghiem 
i Armandem Roulin, miałam 
wielką potrzebę, by opowie-
dzieć o kobietach, ich zma-
ganiach, pasji i sile. Podczas 
malowania Twojego Vincenta 
zaczęłam słuchać audio- 
booka „Chłopów” i zachwyciła 
mnie ta powieść. Jest niesamo-
wicie malarska, ma intrygu-
jące postaci kobiece – Jagnę 
i Hankę, oraz ważną do prze-
kazania historię – o wolności 
jednostki w zderzeniu z regu-
łami większości. Do opowie-
dzenia tej historii wybrałam 
technikę animacji malarskiej 
w stylu polskiego malarstwa 
końca XIX wieku, gdyż najle-
piej pasuje do tego projektu. 
Technika, którą wybraliśmy, 
umożliwia opowiedzenie wart-
kiej akcji powieści Reymonta, 
z całym bogactwem aktorskich 
kreacji, jak i na oddanie niuan-
sów natury oraz odtworzenie 
obrazu polskiej wsi i oddanie 
klimatu utraconego już, a jakże 
barwnego świata. Styl opowia-
dania, narracji jest niezwykle 
klasyczny – jedynie wizualna 
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NA PLANIE CHŁOPI

oprawa finalna jest nieco inna 
niż zwykle...

Jeżeli Chłopi, a wierzę w to 
głęboko, odniosą światowy 
sukces, to czy dalej będzie 
pani rozwijać ten kierunek 
filmowy, czy myśli pani 
o innych formach?
Technika tego filmu jest niezwy-
kle wymagająca dla mnie, jak 
i całego zespołu twórców oraz 
dla produkcji: droga, trudna, 
wyczerpująca i czasochłonna. 
Dla mnie najważniejszy w two-
rzeniu filmu jest jego przekaz 
i możliwość podzielenia się nim 
z widzem. To, co zadziałało 
w Twoim Vincencie i Chłopach – 
niekoniecznie musi zadziałać 
przy innych projektach. Moim 
następnym projektem będzie 
raczej film fabularny bez malo-
wania. Chciałabym kolejny film 
zrobić nieco szybciej niż przez 
następne... 5-7 lat.

Czy czuje się pani bardziej 
reżyserką filmową, czy 
artystką plastykiem?

Jestem przede wszystkim reży-
serką filmową i wierzę, że tak 
postrzega mnie świat. Napisa-
łam swoje scenariusze, reżyse-
rowałam aktorów, montowałam 
obydwa filmy i codziennie od 
wielu lat reżyseruję prace arty-
stów pracujących nad filmem.

Czy zatrudnienie pra-
wie 70 artystów malarzy 
z kilku krajów, dla nama-
lowania prawie 80 tys. kla-
tek w stylu młodopolskim, 
było dla pana i współpro-
ducenta Hugh Welchmana 
wyzwaniem logistycznym?
Sean Bobbitt: Było trud-
niej, niż sądziliśmy, i chyba 
po części był to efekt covidu. 
Zaczęliśmy rekrutować mala-
rzy do projektu pod koniec 
2020 roku, ale odzew nie był 
tak duży, jak się spodzie-
waliśmy. Myślę, że mogło 
to być związane z tym, że 
w dobie niepewności związa-
nej z pandemią, trudniej było 
podjąć decyzję, aby zosta-
wić obecną pracę i przepro-

pod koniec 2021 roku, a już 
2 miesiące później musieliśmy 
zamknąć studio w wyniku 
ataku Rosji i ewakuować 
naszych malarzy do studia 
w Sopocie. Na szczęście udało 
się większość kobiet przenieść, 
natomiast mężczyźni nie 
mogli opuścić kraju, a kilka 
kobiet malarek nie mogło 
wyjechać ze względów rodzin-
nych. Jak Rosja wycofała się 
z okolic Kijowa, to na prośbę 
tych malarzy, co zostali, zde-
cydowaliśmy o ponownym 
otwarciu studia w sierpniu 
2022. Cieszyliśmy się, że nasi 
artyści mogą ponownie zacząć 
malować i zarabiać, i wtedy 
Rosja zaczęła swoje ataki na 
infrastrukturę energetyczną. 
Oznaczało to, że malarze nie 
mogli pracować normalnie 
8 godzin, bo ciągle były zaniki 
prądu. Mamy obecnie 12 mala-
rzy w studiu w Kijowie, a 10 
Ukraińców pracuje w naszym 
studiu w Sopocie.

Czy zanim zajął się pan 
animacją, czuwał pan wcze-
śniej nad realizacją zdjęć 
filmowych, aktorskich?
Piotr Dominiak: Technika 
animacji malarskiej, jaką reali-
zuje nasze studio, jest dość 
specyficzna. Jej poszczególne 
etapy są silnie sprzężone ze 

sobą i w znacznym stopniu 
przenikają się wzajemnie. 
Innymi słowy, etap „projek-
towania” sceny zaczyna się 
nie tylko od słowa, ale i od 
obrazu. Obraz stanowi bardzo 
ważną inspirację nie tylko dla 
ustawienia kamery, sceno-
grafii, światła, kolorów, ogól-
nej atmosfery kadru, ale i dla 
samej gry aktorskiej, ponie-
waż ta ma miejsce w okre-
ślonym środowisku. Sama 
reżyserka, pisząc scenariusz 
do Chłopów, inspirowała się 
obrazami z okresu Młodej 
Polski, robiłem to i ja, wyko-
nując storyboardy, projektu-
jąc matte painty, czy malując 
klatki kluczowe. Moja rola na 
planie sprowadzała się raczej 
do weryfikacji – czy zachodzi 
widoczna korelacja pomiędzy 
obrazem widzianym w kame-
rze a oryginalnym obrazem, 
jaki był inspiracją do powsta-
nia danego ujęcia. Dodam, że 
w przypadku Chłopów ory-
ginalne obrazy nie są już tak 
bezkompromisową inspiracją 
(lub referencją) dla ogólnej 
budowy kadru. Styl jest raczej 
wypadkową malarskiego stylu 
i optyki kamery.

Style malarskie z okresu 
Młodej Polski to jedne 
z najbardziej „naturalnych 

wadzić się do innego miasta. 
Druga sprawa to styl malar-
stwa realistycznego, który jest 
bardziej wymagający niż styl 
van Gogha. Sądziliśmy, że wię-
cej naszych malarzy z Twojego 
Vincenta będzie mogło wziąć 
udział w Chłopach, ale malarz, 
który świetnie radził sobie 
w stylu impresjonistycznym 
Vincenta van Gogha, nieko-
niecznie wyczuwał styl rodem 
z Młodej Polski. To naprawdę 
praca wymagająca od mala-
rzy dużo zdolności i świetnego 
warsztatu.

Jak wyglądała sytuacja 
studiów w Kijowie, gdzie 
artyści ukraińscy współ-
pracowali przy malowaniu 
klatek do filmu?
Przy Vincencie mieliśmy 
ponad 10 bardzo zdolnych 
malarzy z Ukrainy, więc zde-
cydowaliśmy się uruchomić 
studio animacji w Kijowie, 
wspólnie z UkrKino. Doce-
lowo chcieliśmy mieć około 20 
malarzy i otworzyliśmy studio 

NA PLANIE FILMU CHŁOPI
Rozmowa z reżyserką i współscenarzystką DK Welchman, 
współproducentem Seanem Bobbittem oraz dyrektorem 
artystycznym studia Piotrem Dominiakiem
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i realistycznych” postrzegań 
otaczającego nas świata. 
Jakie pan ma odczucia, gdy 
po intensywnej pracy nad 
filmem, wychodzi na polską 
wiejską drogę...?
Kierunki w malarstwie, style 
czy konkretni artyści, któ-
rzy inspirowali nas podczas 
produkcji Chłopów, to temat 
na grubą książkę. Nie jest 
łatwo w jednoznaczny spo-
sób określić, co było główną 
inspiracją. Na pewno na 
pierwszym planie należa-
łoby wymienić kilku naszych 
najznamienitszych mala-
rzy, jak Józef Chełmoński, 
Ferdynand Ruszczyc, Jan 
Stanisławski, Julian Fałat, 
Leon Wyczółkowski, Apo-
loniusz Kędzierski czy Wła-
dysław Ślewiński. Już tych 
kilka nazwisk pokazuje, jak 
różnorodne jest malarstwo, 
po które sięgnęliśmy. Cho-
ciaż pejzaży, które oglądali 
i uwieczniali wymienieni 
wyżej artyści, nie ma już 
ani w okolicach Skiernie-
wic, ani wśród kaszubskich 
wzgórz, to sposób ich widze-
nia świata pozostaje ze mną 
cały czas.

Rozmawiał 
Stanisław 
Neugebauer

N a początku tegorocz-
nej jesieni będziemy 

mogli obejrzeć w kinach 
wyjątkową, trzecią (po 
ek r an i z a c j a ch  z   1 9 2 2 
i  1973) filmową wersją 
dzieła Władysława Stani-
sława Reymonta – Chłopi. 
Tym razem DK Welchman 
podjęła się przygotowa-
nia scenariusza na pod-
stawie powieści Reymonta, 
a także reżyserii i realiza-
cji – w technice animacji 
malarskiej – pełnometra-
żowego f i lmu fabular-
nego Chłopi. Producen-
tami są Hugh Welchman 
(też współscenarzysta) 
oraz Sean Bobbitt – obaj 
z BreakThru Films. Auto-
rami zdjęć filmowych są 
Kamil Polak, Radosław 
Ładczuk i Szymon Kuriata. 
80 tys. klatek filmowych 
malowało 70  ar tystów 
malarzy z kilku krajów, 
m.in. Ukrainy. Nadzór 
artystyczny nad całością 
przedsięwzięcia sprawuje 
Piot r  Dominiak .  S ce-
nografię przygotowała 
Elwira Pluta, charaktery-
zację Waldemar Pokrom-
ski ,  a   kost iumy Kata-
rzyna Lewińska. Autorem 
muzyki jest Łukasz L.U.C. 
Rostkowski.  W  rolach 
g ł ów nyc h  z o b a c z y my 
Kamilę Urzędowską, Miro-
sława Bakę i Roberta Gula-
czyka, a także m.in. Sonię 
Mietielicę, Ewę Kasprzyk 
Cezarego Łukaszewicza, 
Mateusza Rusina, Sonię 
Bohosiewicz, Dorotę Sta-
lińską, Andrzeja Konopkę, 
Małgorzatę Kożuchowską, 
Macieja Musiała, Klarę 
Bielawkę, Lecha Dyblika, 
Julię Wieniawę, Andrzeja 
Lutra. Obraz jest współ-
finansowany przez PISF, 
a za dystrybucję w Polsce 
odpowiada Next Fi lm. 
Premierę zaplanowano 
na 15 września 2023. S.N.

Mirosław Baka  
na planie filmu Chłopi,  
reż. DK Welchman

Kamila Urzędowska  
i Cezary Łukaszewicz  

w filmie Chłopi,  
reż. DK Welchman
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FESTIWALE ZA GRANICĄPOLONICA

którego zaproszono Chleb 
i sól, obejmuje debiuty i filmy 
drugie, a o nagrody w tym 
roku rywalizowało 11 tytu-
łów. Grand Prix dla Damiana 
Kocura przyznało międzyna-
rodowe jury, w którym zasie-
dli: dyrektorka artystyczna 
MFF w Trieście, Włoszka 
Nicoletta Romeo, dyrek-
tor European Film Market, 
Niemiec Dennis Ruh, oraz 
pochodząca z Kosowa reży-
serka i scenarzystka Norika 
Sefa. Z kolei organizo-
wane od 30 lat Dni Europej-
skiego Filmu w Czechach to 
impreza prezentująca najlep-
sze filmy kontynentu w cze-
skich kinach studyjnych 
w Pradze, Ostrawie i Brnie. 
Od ubiegłego roku festiwal 
przyjął formułę konkursową, 
w ramach której zaproszone 
tytuły rywalizują o nagrody 
w kategoriach Najlepszy 
Debiut oraz Najlepszy Film 
Muzyczny. Chleb i sól nagro-
dziły dotąd jurorskie gremia 
m.in. w Wenecji, Antalyi, 
Cottbus, Gijon, Kairze czy 
Bratysławie.

SILENT LOVE 
Z SUKCESEM 
W AUSTRII

Nie tylko Chleb i sól Damiana 
Kocura oraz Nie znikniemy 
Alisy Kovalenko podbiły serca 
jurorów Crossing Europe Film- 
festival Linz (26 kwietnia – 
1 maja). Silent Love (obok 
filmu Kovalenko) również 
został uznany najlepszym 
dokumentem tej austriac-
kiej imprezy. Silent Love to 
subtelna i czuła opowieść 
o sile rodziny, o przyjmowa-
niu nowych ról i redefiniowa-
niu starych; o tym, że mając 
odwagę kochać, musimy zmie-
rzyć się ze swoimi lękami.
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KOLEJNI POLACY
W EUROPEJSKIEJ 
AKADEMII FILMOWEJ

Europejska Akademia Fil-
mowa ogłosiła 9 maja, że 
przyjęła rekordową liczbę 
462 profesjonalistów 
z branży filmowej. W tej gru-
pie znalazło się 38 nowych 
członków z Polski. Człon-
kami Akademii zostali: sce-
narzysta Szymon Augu-
styniak, producent Janusz 
Bogaczyk, montażysta 
Nikodem Chabior, mon-
tażystka Magdalena Cho-
wańska, producent Adam 
Gudell, reżyser Łukasz Gutt, 
dźwiękowiec Jacek Hamela, 
producentka Iwona Harris, 
producent Janusz Hetman, 
reżyserka Natalia Korync-
ka-Gruz, aktor Mateusz 
Kościukiewicz, operator 
Marcin Koszałka, reżyser 
Marek Kozakiewicz, dźwię-
kowiec Franciszek Kozłow-
ski, reżyserka castingu Pau-
lina Krajnik, scenarzystka 
Kaja Krawczyk-Wnuk, reży-
ser Kacper Lisowski, produ-
centka Izabela Łopuch, reży-
ser Paweł Łoziński, reżyser 
Jacek Lusiński, producentka 
Agnieszka Mankiewicz, 
reżyser Jakub Michalczuk, 
reżyser Kuba Mikurda, 
montażystka Izabela Pająk, 
montażystka Laura Pawe-
la-Kolankiewicz, montaży-
sta Bartłomiej Piasek, pro-
ducentka Ewa Piaskowska, 
dyrektor artystyczny festi-
walu Karol Piekarczyk, reży-
ser Łukasz Ronduda, kry-
tyczka / dziennikarka Ola 
Salwa, reżyser Jerzy Skoli-
mowski, kompozytor Cezary 
Skubiszewski, producent 
Piotr Szczepanowicz, reży-
serka Aleksandra Terpińska, 
montażysta Piotr Wójcik, 
producent Stanisław Zabo-

rowski, producentka Bogna 
Szewczyk-Skupień oraz pro-
ducentka Radosława Bardes.

PIANOFORTE 
I W UKRAINIE 
NAGRODZONE 
W SZWAJCARII

Polskie dokumenty po raz 
kolejny zostały docenione 
na prestiżowej szwajcarskiej 
imprezie, jaką jest Visions 
du Reél. Pianoforte Jakuba 
Piątka zachwyciło widzów 
i zdobyło Nagrodę Publicz-
ności w konkursowej sekcji 
Grand Angle. Nagrodzony 
film jest intymnym por-
tretem młodych muzyków 
biorących udział w legen-
darnym Konkursie Chopi-
nowskim. Produkcja spo-
tkała się z bardzo dobrym 
przyjęciem wśród festiwalo-
wych decydentów, przed któ-
rymi kilkukrotnie ze sporymi 
sukcesami była pitchowana. 
Z kolei dokument W Ukra-
inie Tomasza Wolskiego 
i Piotra Pawlusa zachwycił 
jurorów i otrzymał Wyróż-
nienie Specjalne. To film, 
który opowiada o tym, co się 
stało z Ukraińcami, którzy po 
inwazji Rosji nie wyjechali 
z kraju, oraz z tymi, którzy 
najpierw wyjechali, a potem 
wrócili do domu. Czy „dom” 
nadal znaczy dla nich to 
samo? Polscy filmowcy 
pokazują, jak wygląda życie 
w zbombardowanych mia-
stach i spalonych wioskach. 
Festiwal Visions du Reél 
organizowany jest w szwaj-
carskim mieście Nyon od 
1969 roku. W początkach ist-
nienia tej imprezy pokazy-
wano głównie filmy szwajcar-
skie oraz produkcje z krajów 
bloku wschodniego, które 
bardzo trudno było zoba-

czyć publiczności z Europy 
Zachodniej. Obecnie Visions 
du Reél jest jednym z naj-
większych festiwali filmu 
dokumentalnego w Europie. 
Tegoroczna edycja odbyła się 
w dniach od 20 do 30 kwiet-
nia.

NIE ZNIKNIEMY 
Z NAGRODAMI 
W AUSTRII, 
NIEMCZECH 
I KANADZIE

Koniec kwietnia i połowa 
maja były wyjątkowe dla 
nowego filmu Alisy Kova-
lenko. Najpierw został on 
uznany najlepszym doku-
mentem podczas austriac-
kiego Crossing Europe 
Filmfestival Linz (26 kwiet-
nia – 1 maja), zaraz potem 
tę samą nagrodę zdobył 
na niemieckim 24. goEast 
Film Festival (24-30 kwiet-
nia), a następnie otrzymał 
Specjalne Wyróżnienie Jury 
DOXA Documentary Film 
Festival w kanadyjskim Van-
couver (4-14 maja). Pro-
gramerzy festiwalu w Linzu 
ogromny nacisk kładą na 
europejskie produkcje poru-
szające tematy współczesne, 
zwłaszcza społeczno-poli-
tyczne. Natomiast festiwal 
goEast to jedna z najważniej-
szych imprez skoncentro-
wanych na filmach z Europy 
Środkowej i Wschodniej. 
W bogatym programie 
można obejrzeć fabuły, doku-
menty, filmy krótkometra-
żowe i projekty VR. W nagro-
dzonym Nie znikniemy 
śledzimy losy pięciu ukraiń-
skich nastolatków dorasta-
jących w małych miastecz-
kach w zagłębiu węglowym. 
Podobnie jak ich rówieśnicy 
na całym świecie walczą 

z nudą i licznymi frustra-
cjami związanymi z poszu-
kiwaniem własnej tożsamo-
ści i drogi życiowej. Jednak ta 
piątka znajduje się w Donba-
sie, gdzie od lat trwa wojna. 
Młodzież zmaga się z rze-
czywistością, starając się 
odnaleźć w koszmarze wojny 
poprzez rysunek, fotografię, 
muzykę, a przede wszyst-
kim – przyjaźń. Producen-
tami filmu z polskiej strony 
są Katarzyna Kuczyńska 
i Tomasz Morawski (Haka 
Films, Polska). To kolejne już 
prestiżowe nagrody dla tej 
ukraińsko-francusko-polskiej 
koprodukcji.

CHLEB I SÓL 
Z SUKCESAMI 
W CZECHACH 
I AUSTRII

Zrealizowany w Studiu 
Munka SFP, głośny i wielo-
krotnie nagradzany w kraju 
i za granicą, debiut Damiana 
Kocura Chleb i sól został 
uznany po raz kolejny naj-
lepszym filmem fabularnym, 
tym razem Międzynarodo-
wego Festiwalu Crossing 
Europe w austriackim Linzu 
oraz zdobył Wyróżnienie 
Specjalne Jury w katego-
rii Najlepszy Debiut na 30. 
edycji festiwalu Dni Euro-
pejskiego Filmu w Pradze. 
Organizowany od 2004 roku 
festiwal Crossing Europe 
stawia sobie za cel prezen-
tację współczesnego euro-
pejskiego kina autorskiego, 
skłaniając do dyskusji na 
tematy społeczno-polityczne, 
które podejmowane są przez 
twórców filmów fabularnych 
i dokumentalnych prezen-
towanych w dwóch sekcjach 
konkursowych. Międzyna-
rodowy konkurs fabuł, do 

Dokument w reżyserii Karoliny Karwan 
i Tomasza Rattera został uznany naj-

lepszym filmem konkursu krótkich metraży 
Międzynarodowego Festiwalu Filmów 
Dokumentalnych Docaviv w Tel Awiwie 
(11-20 maja). Nagroda w Izraelu otwiera 
przed produkcją Studia Munka SFP moż-
liwość ubiegania się o Oscara w kategorii 
Najlepszy Krótkometrażowy Film Doku-
mentalny. Docaviv to jeden z najważniej-
szych światowych festiwali dokumentu 
oraz jedna największych imprez filmowych 
w Izraelu. W 2018 roku Amerykańska Aka-
demia Sztuki i Wiedzy Filmowej umieściła 
imprezę w Tel Awiwie na liście wiodących 
festiwali, których zwycięzcy automatycz-
nie kwalifikują się na listę filmów mogą-
cych ubiegać się o nominacje do Oscara. 
Moody to filmowy debiut Karoliny Karwan 

i Tomasza Rattera, których życiowe ścieżki 
skrzyżowały się podczas studiów w Instytu-
cie Twórczej Fotografii (Wydział Filozoficz-
no-Przyrodniczy Uniwersytetu Śląskiego) 
w Opawie. Karolina Karwan jest laureatką 
stypendium Darmasiswa, w ramach któ-
rego studiowała muzykę i taniec tradycyjny 
w Instytucie Sztuki w Yogyakarcie w Indo-
nezji. Tomasz Ratter przez ponad dwa lata 
zgłębiał indonezyjską kulturę i język. Pod-
czas jednej ze wspólnych wypraw odkryli 
bohaterów swojego filmu i tajemnicę wyspy 
stanowiącej ich dom. Moody został wypro-
dukowany w Studiu Munka SFP w ramach 
programu Pierwszy Dokument realizowa-
nego ze środków Stowarzyszenia Filmow-
ców Polskich przy wsparciu Polskiego 
Instytutu Sztuki Filmowej. Obraz powstał 
w koprodukcji z FDR Studio i Głośno.

MOODY Z IZRAELSKĄ NAGRODĄ 
KWALIFIKUJĄCĄ DO OSCARA
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SIOSTRA Z NAGRODĄ
W NIEMCZECH

Animacja Katarzyny Kry-
styny Pieróg została doce-
niona przez dziecięce jury 69. 
International Short Film Festi-
val Oberhausen (26 kwiet-
nia – 1 maja) i otrzymała 
Promotional Prize. Festi-
wal w Oberhausen, który 
odbywa się nieprzerwanie od 
1954, jest jednym z najważ-
niejszych wydarzeń poświę-
conych wyłącznie filmowi 

krótkometrażowemu. Co 
roku można tam zobaczyć 
najbardziej zróżnicowany 
wybór filmów krótkometra-
żowych – poczynając od form 
fabularnych, dokumental-
nych i animowanych, przez 
wideo-art i filmowe eseje, 
kończąc na gatunkowych 
hybrydach. W festiwalu bie-
rze udział ponad 1100 akre-
dytowanych gości. Nagro-
dzona polska animacja Siostra 
opowiada o dwóch siostrach, 

które podróżują przez Krainę 
Chmur w poszukiwaniu Wiel-
kiego Drzewa. W wyprawie 
pełnej niepowodzeń, wyrze-
czeń, radości i smutków zbli-
żają się do swojego celu i do 
siebie samych. To film o dyna-
mice siostrzanej relacji, wza-
jemnych problemach i wspól-
nym dojrzewaniu.

Oprac. Julia  
Michałowska

Moody, reż. Karolina  
Karwan, Tomasz Ratter
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Oglądając Balla-
dę Kyczejewską, 
sądziłam, że film 
nakręciła w pełni 

ukraińska ekipa. Jak doszło 
do realizacji?
Napaść Rosji na Ukrainę 
wstrząsnęła mną. Pamiętam 
moment, kiedy z samego rana 
dowiedziałem się o wybu-
chu wojny. Razem z dziew-
czyną mieliśmy poczucie, że 
świat, który znamy, skończył 
się. Zwątpiłem w robienie kina. 
Fikcja, zabawa, gdy obok giną 
ludzie?! Studiowałem jed-
nak reżyserię w Warszawskiej 
Szkole Filmowej (WSF) i posta-
nowiłem te dwa nieprzysta-
jące do siebie światy połączyć. 
Zrealizowałem etiudę Symfo-
nia małych drgań – o Ukra-
inie właśnie. Doświadcze-
nie pracy w międzynarodowym gronie, 
gdzie mówiliśmy kilkoma językami, spo-
wodowało, że postanowiłem nakręcić 
dłuższą formę o wojnie. Bezpośrednią 
inspiracją był reportaż Telewizji Bieł-
sat o wolontariuszach, którzy wjeżdżali 
w strefy najbardziej intensywnych dzia-
łań wojennych. Z narażeniem życia prze-
kraczali linię frontu, żeby przekazać lud-
ności cywilnej jedzenie, czasem pomóc 
w ucieczce. Z Aleksandrą Wojtaś i Ale-
xandrą Shevchenko siedliśmy do pisania 
scenariusza. 

Ballada… to krótkie kino zrobione  
z rozmachem. Wiele lokalizacji, duża 
obsada, trzy języki. Jak udało się to 
wszystko spiąć?
W pracę zaangażowało się wielu Ukra-
ińców z WSF i uchodźców. Wszyscy 
bardzo chcieli, żeby ta historia została 
opowiedziana. Dawało mi to poczucie 
misji. Ukraińcy byli wsparciem także 
w aspektach kulturowych i językowych. 

BALLADA KYCZEJEWSKASHORT MIESIĄCA

Miasteczko Kyczejew nie istnieje takie 
naprawdę, stworzyliśmy je od pod-
staw. Pracowaliśmy też na warszawskim 
osiedlu Przyjaźń – bardzo „w klimacie”. 
Dołożyliśmy starań, żeby stworzyć reali-
styczny, wiarygodny obraz kraju. Narzu-
ciliśmy też sobie szybkie tempo pracy: 
w 5 dni 20 lokalizacji! Potem jeszcze 
były trzy dni dokrętek. W dużej mie-
rze to wszystko udało się spiąć dzięki 
wysiłkowi kierownika produkcji Janusza 
Michalika, za co mu bardzo dziękuję.

Ballada… thriller wojenny… dra-
mat… kino drogi… W tym filmie 
mieści się wiele form.
Na koniec, mam nadzieję, zwycięża pro-
myczek nadziei w ciężkich czasach. Nie 
chcieliśmy snuć ciemnej historii, ale 
pokazać, jak w bohaterze rodzi się coś 
dobrego, jak budzi się w nim człowie-
czeństwo. Chciałem, żeby film bardzo 
wciągał widzów od pierwszych scen, stąd 
decyzja o stworzeniu pejzażu zaanga-

żowanego, rezonującego z przebiegiem 
akcji i emocjami postaci, z klarownym 
podziałem na dobro i zło. Kiedy jesteśmy 
blisko rogatek rosyjskich, z nieba leje się 
żar, im bliżej polskiej granicy, czyli bez-
pieczeństwa, tym robi się chłodniej – 

pojawia się woda, która obmywa 
cierpienie. W procesie budowy 
tego świata i narracji pomogli mi 
Vladyslav Deva, student reżyserii 
z Ukrainy, a także opiekun arty-
styczny Tadeusz Łysiak. Jego uwagi 
były krótkie, ale celne.  

Historię niosą aktorzy: Dmytro 
Makliakov i Anna Lipska.
Brat Ani jest moim znajomym 
jeszcze ze szkoły. Nasze rodziny 
się znają. Ania nigdy nie myślała 
o aktorstwie, ale ma niezwykłą intu-
icję artystyczną i świetny słuch. 
Chodzi do szkoły muzycznej. Gra 
Polinę, Ukrainkę. Kwestii nauczyła 
się fonetycznie. Dmytro z kolei 
jest… bardem. Mieszka i pracuje od 
lat w Polsce. Tak trafił do nagrania 
przygotowywanego po ukraińsku  
w WSF, potem jego nazwisko znala-
zła Alexandra Shevchenko i wysłała 
mu zaproszenie na casting. Natych-

miast wszedł w rolę, był stuprocentowym 
twardzielem, dla którego przejazd przez 
rogatki jest chlebem powszednim. Nosi to 
samo imię, co bohater.

Potrafię go sobie wyobrazić w ame-
rykańskim kinie akcji… Wasza praca 
musiała kosztować wiele emocji.
Chociaż kręciliśmy w wakacje, po najgor-
szych tygodniach wojny, to siedzieliśmy 
„na telefonach”. Ukraińscy twórcy spraw-
dzali w aplikacjach mapy bombardowań 
ich kraju. Zdarzyło się, że ktoś dowiedział 
się, że na jego miasto rodzinne spadły 
rakiety. Sam byłem w szoku, gdy dowie-
działem się o rakietach w Przewodowie 
pod Lublinem, to moje rodzinne strony. 
Ballada… powstała po to, żeby o tym 
wszystkim pamiętać, żeby zamknąć zda-
rzenia w kapsule czasu, jaką film stać się 
może. Być świadectwem i nadzieją.

Rozmawiała  
Dagmara Romanowska

DAĆ ŚWIADECTWO
Rozmowa z Piotrem Krzysztofem 
Kamińskim, reżyserem filmu  
Ballada Kyczejewska
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Piotr Krzysztof Kamiński

Fo
t. 

Ar
ch

iw
um

 P
io

tra
 K

rz
ys

zt
of

a 
Ka

m
iń

sk
ie

go



35-LECIE STUDIA FILMOWEGO KALEJDOSKOP

64

RYNEK FILMOWY

Ta pokrętna nazwa była wów-
czas jedynie możliwa, by zareje-
strować i rozpocząć działalność 
gospodarczą spółki z ograni-

czoną odpowiedzialnością. Do produk-
cji i rozpowszechniania filmów konieczne 
były licencje na produkcję oraz dystrybu-
cję wydawane przez ówczesny Naczelny 
Zarząd Kinematografii (oczywiście za 
opłatą).

Czterech młodych, wykształconych, 
ambitnych kierowników produkcji 
z Wytwórni Filmów Dokumentalnych 
i Fabularnych chciało się wybić na nieza-
leżność – przynajmniej gospodarczą. Taką 

potrzebę mieliśmy od dawna, bo w okre-
sie pierwszej Solidarności w latach 1980- 
-1981 próbowaliśmy założyć spółdzielnię 
filmową jako jedyną możliwą do zaakcep-
towania przez komunę formę własności, 
ale szybko wybito nam z głowy, aby dzia-
łalność związana z produkcją filmową 
mogła wymknąć się spod kontroli admi-
nistracji państwowej. Dopiero „ustawa 
Wilczka”, ministra gospodarki, dała taką 
możliwość, z której natychmiast skorzy-
staliśmy. Działaliśmy szybko, nasze spo-
tkanie w kawiarni Mozaika na Mokotowie 
zaowocowało nazwą „Kalejdoskop”, którą 
zaproponowałem (nie od razu zaakcepto-

waną przez wspólników, bo długa, pol-
ska itp.), ale można stwierdzić, że na tym 
spotkaniu powstał Kalejdoskop, którego 
współzałożycielami i wspólnikami byli: 
Zbigniew Domagalski, Wojciech Szczudło, 
Janusz Skałkowski i niżej podpisany – Piotr 
Śliwiński. Nie mając żadnego doświadcze-
nia ani pieniędzy, postanowiliśmy – mimo 
wszystko – zrealizować swoje marzenie 
bycia niezależnymi od komuny. Procedura 
rejestracji spółki w sądzie była wyjątkowo 
skomplikowana, dlatego skorzystaliśmy 
z pomocy Marcina Kwiatkowskiego, który 
wcześniej przeszedł te „ścieżki”, rejestrując 
swoją firmę, później również produkującą 
filmy. Wtedy jeszcze nie byliśmy pewni, 
czy damy radę utrzymać nasze rodziny, 
rezygnując z pracy etatowej w WFDiF. 
Próbowaliśmy łączyć te działalności.

Zgodnie z wymogami odbyło się pierw-
sze walne zebranie wspólników, na któ-
rym zostałem wybrany prezesem Zarządu, 
a pozostała trójka wiceprezesami. Każdy 
z nas dysponował 1/4 udziałów spółki. 
Jako pierwszy zrezygnowałem z pracy 
etatowej w WFDiF. W roku 1989, kiedy 
już pewniej myśleliśmy o przyszłości po 
obaleniu komuny, zajęliśmy się budowa-
niem naszej firmy, zaczynając od wynaję-
cia biura w kinie Muranów (obecnie salki 
projekcyjnej) z wyposażeniem kupowa-
nym od innych, np. regały kupiliśmy od 
Krzysztofa Langa, który pozbywał się 
ich z własnego mieszkania. Do najbar-
dziej kuriozalnego sposobu „zdobycia” 
pieniędzy na działalność naszej firmy 
należała wspólna eskapada wszystkich 
wspólników do Szwecji w 1989 roku na 
zbieranie jagód! Mieszkaliśmy na pół-
nocy w Gargnas przez trzy tygodnie, a za 
zarobione dolary kupiliśmy w Peweksie 
samochód zdjęciowy marki Nysa w wersji 
eksportowej, w kolorze blue. Późniejsze 
losy naszego „Nyssana” – jak go nazy-
waliśmy – to odrębna, bardzo ciekawa 
i śmieszna historia. 

Byłem prezesem Zarządu przez pierw-
sze 12 lat, do 2001 roku. Od bodajże 1991 
przenieśliśmy biuro na Chełmską 21 do 
WFDiF, gdzie jesteśmy do tej pory. Zaczy-
naliśmy skromnie na 10 m2, a po roku 
dołożyliśmy jeszcze 12 m w budynku 
portierni, tzw. blaszaku, w którym w lecie 
temperatura dochodziła do 36°. Wtedy 
(dzisiaj nie do wyobrażenia) powstały 
nasze „sztandarowe” filmy: oba Marcela 
Łozińskiego – Wszystko może się przytra-
fić i nominowane do Oscara 89 mm od 
Europy. Na rozdanie Oscarów pojechali-

Każda rocznica wyzwala refleksje, 
zachęca do wspomnień czy też 
próby podsumowania. 35 lat temu, 
30 maja 1988 roku, powstało Studio 
Filmowe Kalejdoskop, a właściwie 
Przedsiębiorstwo Produkcyjno- 
-Usługowe Kalejdoskop. 

ŻYCIE JAK 
W KALEJDOSKOPIE
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śmy wszyscy (dzięki mojej determinacji), 
aby nie mieć do siebie pretensji, kto powi-
nien nas reprezentować. Wtedy 
jeszcze stanowiliśmy prawdziwy 
team, zgodnie z zasadą: „jeden za 
wszystkich, wszyscy za jednego” 
(nomen omen, później zrealizo-
waliśmy taką reklamę w reżyserii 
Pawła Łozińskiego). Każdy z nas 
był pasjonatem przede wszystkim 
filmu dokumentalnego, mimo 
że jednym z pierwszych tytu-
łów, który powstał w 1990 roku 
w Kalejdoskopie, była krótko-
metrażowa fabuła pt. Widmo 
w reżyserii Witolda Iwaszkie-
wicza, realizowana dla Studia 
Munka (wtedy działało w TVP), 
z Jerzym Trelą w roli głównej. 
W latach 90. produkowaliśmy 
głównie filmy dokumentalne, 
realizując swoją pasję. Rynek 
reklamowy raczkował, ale zaj-
mowanie się wówczas filmem 
reklamowym było czymś nie-
godnym dla prawdziwych fil-
mowców.

Produkując głównie doku-
menty, potrafiliśmy – mając do 
siebie pełne zaufanie – zbudować naszą 
firmę, która zaczęła być znana nie tylko 
w Polsce, ale i na świecie – przez zdoby-
wane prestiżowe nagrody na festiwalach 
w kraju i za granicą. Rynek filmowy zmie-
niał się, panowała coraz większa konku-

rencja, powstawały nowe stacje telewi-
zyjne, powołano Polski Instytut Sztuki 

Filmowej. Lata dwutysięczne po wejściu 
Polski do Unii Europejskiej przyniosły 
nowe wyzwania i dostosowywanie się 
do zmieniających się źródeł pozyskiwa-
nia funduszy na produkcję filmów doku-
mentalnych. Trudno było funkcjonować 

w coraz bardziej biurokratyzującej się 
rzeczywistości instytucji powołanych do 
wspierania filmowców. Utrzymywanie 
takiej firmy jak Studio Filmowe Kalej-
doskop, bez produkcji filmów fabular-
nych, byłoby niemożliwe, dlatego w ostat-
nich latach – głównie dzięki Zbyszkowi 
Domagalskiemu – powstało kilkanaście 
filmów fabularnych, w tym: Śluby panień-
skie w reżyserii Filipa Bajona, Moje córki 
krowy czy ostatnio Zupa nic Kingi Dęb-
skiej. Produkcja dokumentów stała się 
niejako dodatkiem, gdyż coraz trudniej 
jest zdobywać pieniądze, ale również dla-
tego, że pozyskiwanie funduszy z takich 
instytucji, jak PISF, regionalne fundusze 
filmowe czy telewizje – poddane jest tym 
samym wymogom, co dla filmów fabular-
nych, zachowując oczywiście proporcje 
wynikające z budżetu filmu.

Reasumując, 35 lat działalności Stu-
dia Filmowego Kalejdoskop – jednego 
z pierwszych niezależnych producen-
tów filmowych w Polsce – dało ponad 
260 filmów dokumentalnych, za które 
otrzymaliśmy ponad 250 nagród (w tym 

nominację do Oscara), kilkana-
ście filmów fabularnych, spekta-
kle telewizyjne i serial. To z pew-
nością wielki dorobek, za który 
podczas Krakowskiego Festiwalu 
Filmowego otrzymywaliśmy czte-
rokrotnie nagrody dla najlepszego 
producenta (w tym raz indywidu-
alnie). Warto przypomnieć jeszcze 
o powstaniu w roku 2010 „firmy 
córki” – Kalejdoskop Film, w któ-
rej zarząd stanowią synowie moich 
wspólników. Przełomowym, jak się 
okazało, momentem w działalności 
była nagła śmierć Wojtka Szczu-
dły w 2015 roku – lubianego przez 
wszystkich, dobrego ducha Kalej-
doskopu. Od tego czasu zasada, 
która przyświecała nam przez 25 
lat: „jeden za wszystkich, wszyscy 
za jednego” – przestała obowiązy-
wać na rzecz karier osobistych. Po 
przejściu Zbyszka Domagalskiego, 
jako ówczesnego prezesa Zarządu, 
na stanowiska dyrektora WFDiF, 
stało się jasne, że Studio Filmowe 
Kalejdoskop musi zmienić swój pro-

fil działania, aby nie zniweczyć dorobku 
stworzonego przez Zbigniewa Domagal-
skiego, Wojciecha Szczudłę, Janusza Skał-
kowskiego i Piotra Śliwińskiego.

Piotr Śliwiński

Wszystko może się przytrafić, 
reż. Marcel Łoziński

89 mm od Europy,  
reż. Marcel Łoziński
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W  obliczu intensyw-
nego rozwoju narzę-
dzi sztucznej inteli-
gencji do generowania 

treści, jako Gildia Scenarzystów Pol-
skich, wzywacie środowiska kre-
atywne do wspólnej dyskusji. Korzy-
stasz z ChatGPT? Generujesz obrazy 
w OpenAI?
Zamieszanie wokół treści generowa-
nych z pomocą sztucznej inteligencji 
(AI) początkowo mnie bawiło, potem 
zaczęło niepokoić. Czy to twórczość? 
Ta zakłada nowatorskość, motywację, 
emocje, poznanie. Czy sztuczna inte-
ligencja posiada którykolwiek z tych 
elementów? Ellen Stutzman, główna 
negocjatorka ze strony WGA (Writers 
Guild of America) w strajku amerykań-
skich scenarzystów, nazwała ChatGPT 
„maszyną do plagiatowania” i coś w tym 
jest. GPT bazuje na modelu językowym 
i statystycznym. Treści generuje na pod-
stawie załadowanych do niego danych, 
także scenariuszy. Już sam proces budzi 
wątpliwości – autorów niekoniecznie 
pytano o zdanie.

Nagłówki prasowe wieszczą rychły 
upadek zawodów kreatywnych… 
Padł ostatni bastion człowieczeń-
stwa – krzyczą. AI szybko się wszyst-
kiego nauczy, a potem nas zwolni?
Według założeń OpenAI ChatGPT 
został opracowany przy wykorzystaniu 
technik uczenia nadzorowanego przez 
człowieka i przez wzmocnienie uzy-
skiwane w interakcji z użytkownikami. 
Model udostępniony użytkownikom 
nie uczy się jednak w czasie rzeczywi-
stym. Można z nim prowadzić długie 
„rozmowy”, dojść do jakichś wnio-
sków, a przy kolejnym uruchomieniu… 
zacząć całą „zabawę” od nowa. Nic nie 
pamięta. Testowałam to wielokrotnie. 
W listopadzie 2022 roku trafił do nas 
zamknięty prototyp z wiedzą z 2021. 
Kolejne generacje zbierają informa-
cje, owszem, ale warto pamiętać, że 
można nie zgodzić się na zapis naszych 
„spotkań” z czatem. Czy któryś z gene-
ratorów będzie umiał więcej? GPT 4 
ma wtyczkę do internetu i lepszy tzw. 
mechanizm uwagi, imitujący związek 
przyczynowo-skutkowy. Kolejne wer-
sje zapewne będą lepsze, ale nie samo-
dzielne. To jest narzędzie i jako takie 
zmieni obecny kształt rynku, ale sądzę, 
że jeszcze ludzka myśl i kreatywność nie 

Rozmowa z Ewą Ratusińską, 
kierowniczką zespołu roboczego 
ds. sztucznej inteligencji w Gildii 
Scenarzystów Polskich

są zagrożone. Największe obawy budzi 
to, do czego użyją AI ludzie zarządza-
jący tymi systemami. 

Czy AI może być pomocnym 
narzędziem w pracy scenarzysty? 
W re sear chu? Przełamać syndrom 
„pustej kartki”?
Do „wiedzy”, którą ChatGPT dzieli się 
z użytkownikami, podchodzę z dystan-
sem. Testowałam czat z trzech dziedzin: 
scenopisarstwa, historii sztuki i psycho-
logii. Odpowiedzi, które uzyskiwałam, 
określiłabym jako brednie. Czat halu-
cynuje. Samą rozmowę porównałabym 
do rozmowy z człowiekiem o osobowo-
ści psychopatycznej. Wciąż przeprasza 
i wciąż robi to samo. Zadałam czatowi 
pytanie dotyczące dwóch miejsc: Króli-
karni, będącej siedzibą Muzeum Rzeźby 
im. Xawerego Dunikowskiego, i Cen-
trum Rzeźby Polskiej w Pałacu Józefa 
Brandta w Orońsku. GPT pogubił się 
natychmiast: malarz? Rzeźba? Szybko 
stworzył opowiastkę o tym, że oba cen-
tra związane są z rzeźbiarzem Duni-
kowskim, a malarz Brandt czasem bywa 
w obu jako gość. Przełamanie syndromu 
„pustej kartki”? Na dziś generator AI 
może w tym pomóc o tyle, o ile dla 
kogoś wystarczającym bodźcem będzie 
to, że technologia napisze cokolwiek. 
W testach wskazałam czatowi parametry 
historii, którą chciałam opowiedzieć. Po 
wielu godzinach konstruowania komend 
dla AI – tzw. promptów, czułam się jak 
po… lekcji pisania przeprowadzonej dla 
uśmiechniętej ściany. Uważam, że twór-
czym można być w interakcji z drugim 
człowiekiem. Tylko to pobudza, inspi-
ruje, wywołuje emocje. ChatGPT jedynie 
oddaje użytkownikowi kompilację – czę-
sto dziwaczną – tego, co już było stwo-
rzone przez innych. Tak samo zawodne 
są inne modele AI: Jasper czy Notin AI. 
Różnią je tylko interfejsy. 

Czyli pierwsza zasada obcowa-
nia z AI brzmi: nie wierzyć? I tak 
naprawdę nie spodziewać się za 
wiele?
Warto być czujnym. Ważna jest świado-
mość w użytkowaniu modeli języko-
wych AI. Ślepe zaufanie może wysłać 
nas do Nibylandii. Ojciec sztucznej 
inteligencji Geoffrey Hinton ostrzega, 
że treści generowane przez AI mogą 
wyglądać i być odbierane jako praw-
dziwe, nawet jeżeli jest w nich mnó-

stwo błędów i przekłamań, a to może 
doprowadzić do tego, że przestaniemy 
wiedzieć, co jest prawdą. Już dziś mamy 
z tym problemy. W rękach korpora-
cji i rządów może to być niebezpieczne, 
i może to się stać szybciej, niż by się 
wydawało. Zmiany postępują geome-
trycznie. ChatGPT uzyskał milion użyt-
kowników w pięć dni. Netflixowi zajęło 
to trzy i pół roku, a Facebookowi – 
dziesięć miesięcy. Kontrowersyjne dla 
mnie są wizje wykorzystania AI jako 
wsparcia dla osób starszych, samotnych 
czy w kryzysie emocjonalnym. Bar-
dzo łatwo jest doprowadzić ChatGPT 
do sytuacji, gdy podpowie człowiekowi, 
że najlepszym wyjściem jest samobój-
stwo. Ma być miły, uprzejmy i chronić 
człowieka – jak głosi reklama. Niebez-
pieczne treści są blokowane, ale jest 
głupi i nie ma emocji, więc człowie-
kowi dość łatwo te obostrzenia obejść. 
Wystarczy odrobina… kreatywności.

Jakie są największe wyzwania dla 
zawodów kreatywnych?
Nie tylko dla nich. Wiele organiza-
cji podejmuje dyskusję, żeby wspo-
mnieć tylko o The Artificial Intelligence 
Act – legislaturze zaproponowanej przez 
Komisję Europejską, pierwszym na świe-
cie prawie ułożonym przez tak dużego 
regulatora. Zwraca on uwagę na najwięk-
sze obszary ryzyka i stawia konkretne 
postulaty związane z przejrzystością, 
wytłumaczalnością oraz rozliczalno-
ścią procesów i decyzji sztucznej inteli-
gencji. Prawo ma wykluczyć AI z syste-
mów punktacji społecznej i identyfikacji 
biometrycznej, konieczne są starania 
zapobiegające manipulacji podprogo-
wej. Potrzebna jest oczywiście walida-
cja – czas pewnie pokaże, z czym się 
naprawdę mierzymy. 

Wróćmy do obaw i konsekwencji dla 
branży kreatywnej.
Rozwój autonomicznych generatorów 
treści opartych o AI wymaga przede 
wszystkim działań regulacyjnych. Jako 
Gildia Scenarzystów Polskich zwra-
camy uwagę na ochronę naszej twór-
czości. Postulujemy wprowadzenie 
okresowego moratorium na udostęp-
nianie dzieł kultury, a w szczególno-
ści scenariuszy filmów i seriali, na 
potrzeby trenowania modeli AI – do 
czasu wypracowania zasad ich używa-
nia, określenia ram prawnych i czerpa-

nia korzyści z jej wytworów. Apelujemy 
również o wprowadzenie obowiązko-
wego oznakowania treści wygenero-
wanych z pomocą AI. Samo udostęp-
nianie dzieł na potrzeby trenowania 
modeli AI musi zostać potraktowane 
jako nowe pole eksploatacji.

A czy to jest realny scenariusz dla 
branży: zostaną już tylko utwory 
z komputera?
Istnieje realne ryzyko, że korpora-
cje medialne przy pomocy AI zaleją 
nas treściami mocno przeciętnymi, 
pod średnie gusta, a sami scenarzyści 
w wielu przypadkach zostaną zreduko-
wani do roli poprawiaczy czatu. Prze-
ciwstawia się temu m.in. strajk WGA. 
Tak dzieje się już ponoć przy części pro-
dukcji hollywoodzkich, plotki mówią 
o wykorzystaniu AI przy scenariu-
szach superprodukcji Marvela i House 
of Cards. Podobno najwięksi produ-
cenci filmowi trenują już własne modele 
oparte na GPT. 

A na ile narzędzia jak ChatGPT są 
już w polskim środowisku znane 
i wykorzystywane?
Otwieramy rozmowę. 16 maja zorga-
nizowaliśmy panel o AI w Centrum 
Kultury im. Andrzeja Wajdy. Kolejne 
planujemy w Serocku i Gdyni. Nie-
dawno wśród naszych członków prze-
prowadziliśmy ankietę na ten temat. 
Odpowiedzi są od entuzjastycznych 
po katastroficzne. Opracowujemy pro-
gram kursu, który podpowie, na jakim 
poziomie te generatory mowy mogą 
stać się pomocne. Cytując Piotra Szul-
kina: film to jest szaleństwo plus mate-
matyka, więc może w tym szaleństwie 
znajdzie się jakaś metoda. Wierzę jed-
nak, że na metapoziomie, widz – który 
potrzebuje czegoś więcej – zostanie 
z twórczością i sztuką. Odrzuci tre-
ści powtarzalne i przeciętne, będące 
jedynie kalką lub kompilacją. Nie 
grozi nam świat z Matrixa czy Termi-
natora, przynajmniej nie w tej chwili, 
ale konieczne są czujność i monito-
ring korporacji oraz ośrodków pracu-
jących nad rozwojem AI. Konieczne są 
zmiany w edukacji. Wiesz, jak radzą 
sobie z tym Chiny? Uczą dzieci… kre-
atywności.

Rozmawiała  
Dagmara Romanowska
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KRES ZAWODÓW 
KREATYWNYCH?
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Oboje bardzo mi pomo-
gli przy pisaniu scenariusza 
oraz krystalizowaniu pomy-
słów fabularnych i wizual-
nych, Szkoła była zresztą dla 
mnie dużym wsparciem, ale 
akurat pomysł zrealizowania 
filmu na taśmie wyszedł ode 
mnie. To był w zasadzie jeden 
z moich warunków. Wynikało 
to z dość prozaicznej przy-
czyny – mam własną kamerę 
16mm i uznałem, że w warun-
kach różnych ograniczeń pro-
dukcyjnych zrobienie filmu na 
prywatnym sprzęcie usprawni 
proces. Chodziło też o prze-
niesienie widza w czasie 30 lat 
wstecz, a obraz z taśmy filmo-
wej różni się od tego z kamery 
cyfrowej. Ukrywa pewne rze-
czy, potrafi – z braku lepszego 
słowa – oszukać. Można te 
światy oczywiście do siebie 
zbliżyć, ale żeby osiągnąć takie 
wrażenie, musielibyśmy bar-
dzo się napracować w post-
produkcji, nie wspominając 
już nawet o scenografii i loka-
cjach, których szukaliśmy 
w całym województwie łódz-
kim. Nie widzę potrzeby, żeby 
utrudniać sobie życie na pla-
nie filmowym, więc cieszę się 
z podjętej decyzji.

Z napisów końcowych 
można wyczytać, że odpo-

D iabeł zdo-
bywa kolejne 
nagrody 
i wyróżnienia, 

ostatnio został doceniony 
na festiwalu w Clermont-
-Ferrand, ale jak w ogóle 
wpadłeś na pomysł, żeby 
nakręcić dyplom magi-
sterski o bezrobotnym 
mężczyźnie, który udaje 
w latach 90. diabła, żeby 
sobie dorobić?
Pomysł na opowieść o czło-
wieku, który udaje diabła, żeby 
wyciągać pieniądze od bogo-
bojnych ludzi, chodził mi po 
głowie od dłuższego czasu, 
ale brakowało mi kontekstu, 
elementu spajającego, czegoś, 
co by mi pozwoliło osadzić 
tę historię w jakimś rozpo-
znawalnym świecie. Miałem 
akurat taki okres, że czytałem 
dużo reportaży i sporo doty-
czyło różnych aspektów lat 90., 
i coś kliknęło, realia zgrały mi 
się z tkwiącym w mojej głowie 
oszustem-diabłem. Nie chcę 
powiedzieć, że potem scena-
riusz sam się napisał, ponieważ 
wymagał dużo pracy i tworzy-
łem go przez cztery czy pięć 
miesięcy, ale był to zdecydowa-
nie moment przełomowy.

Historia jest uniwer-
salna i broni się bez tej 
wzmianki, ale mimo 
wszystko kontekst lat 90., 
łączący ówczesną religij-
ność Polaków z rekordo-
wym bezrobociem, wydaje 
się istotny dla pełniejszego 
jej zrozumienia. Tyle że 
o badaniach wykonanych 

ograniczone kontakty z zagra-
niczną widownią pokazały 
mi, że miałem rację. Dla ludzi 
spoza Polski nie jest istotne, czy 
akcja rozgrywa się w latach 90., 
czy 80, widzą, że to jakaś forma 
przeszłości, że dla postaci są to 
trudne czasy, i to im wystarcza.

Jak Diabeł jest odbierany 
na międzynarodowych 
imprezach?
Nie miałem niestety wielu 
okazji jeździć na zagra-
niczne festiwale i rozmawiać 
z publicznością, jednak dysku-
sje, w których uczestniczyłem, 
raczej nie dotyczyły religijno-
ści czy duchowości. Pamię-
tam spotkanie po seansie na 
francuskim festiwalu Poitiers: 
zaczęło się od duchowości, ale 
rozmowa szybko przeskoczyła 
na obecną sytuację w Polsce. 
Widzowie byli ciekawi, jak 
kraj wygląda obecnie, i pytali, 
na ile film można uznać za 
aktualny. Do ludzi za granicą 
dociera, jaka jest sytuacja poli-
tyczna w Polsce i są ciekawi 
tego, co istnieje tu i teraz. 
Mnie akurat cieszy, że film jest 
odbierany na tyle uniwersal-
nie, że wywołuje takie dysku-
sje. Nie spodziewałem się tego. 
Szczerze mówiąc, w ogóle nie 
sądziłem, że Diabeł zrobi taką 
festiwalową karierę.

Opiekunami artystycznymi 
z ramienia Szkoły Filmo-
wej w Łodzi byli Jolanta 
Dylewska i Grzegorz Jaro-
szuk. Czy to oni przekonali 
cię, by nakręcić Diabła na 
taśmie?

wiadałeś nie tylko za reży-
serię/scenariusz, ale współ-
tworzyłeś również muzykę 
i byłeś asystentem kamery. 
To także kwestia ograni-
czeń produkcyjnych, czy 
lubisz po prostu mieć jak 
największą kontrolę nad 
projektem?
Myślę, że w pewnym sensie 
i to, i to, chociaż w obu przy-
padkach wzięcie na siebie 
dodatkowej odpowiedzialno-
ści było po prostu najprost-
szym rozwiązaniem. Z kamerą 
wyszło naturalnie, bo była 
moja i doskonale wiedziałem, 
jak się nią posługiwać. Nie 
ukrywam też, że sprawiało mi 
ogromną przyjemność, kiedy 
w przerwach od rozmów 
z aktorami czy operatorem, 
mogłem zmienić taśmę. Gdy 
trzymasz ręce w worku ciem-
niowym, wszyscy na planie 
widzą, że robisz coś ważnego 
i nie można ci przeszkadzać. 
Dawało mi to trochę potrzeb-
nego oddechu. Z muzyką było 
tak, że od początku miałem 
na nią pomysł, a późniejsze 
kombinowanie z instrumen-
tami i eksperymentowanie 
razem z dźwiękowcem Bog-
danem Klatem dało mi dużo 
frajdy. Myślę, że dałoby się 
znaleźć w budżecie pieniądze 
na kompozytora, tylko po co? 

Jeśli mam możliwość, żeby 
wydać mniej pieniędzy bez 
uszczerbku dla filmu, czemu 
z niej nie skorzystać?

Producenci, z którymi 
będziesz pracował w przy-
szłości, na pewno ucieszą 
się z tej postawy. Myślisz 
już w ogóle o czymś więk-
szym? A może chciałbyś, 
jak wielu twórców krótkich 
metraży, rozwinąć Dia-
bła, lub jakąś jego część, 
w dłuższą formę?
Parę osób mi to sugerowało, ale 
nie widzę takiej potrzeby. Pew-
nie dałoby się przerobić Dia-
bła w dłuższą formę, ponieważ 
potencjał na to jest, natomiast 
czuję, że ten projekt jest już za 
mną i myślę o innych histo-
riach. Próbuję coś pisać, ale nie 
czuję na razie potrzeby pcha-
nia się w pełne metraże. Dziś 
interesują mnie raczej krót-
kie formy. Wiem, że to mało 
popularny wybór, pewnie też 
mniej opłacalny dla reżysera, 
ale wydaje mi się, że w krótkich 
formach jest więcej miejsca na 
eksperymenty, próby, wymy-
ślanie ciekawych sposobów 
opowiadania historii.

Ależ oczywiście, choć 
w Polsce filmy krótko-
metrażowe nie cieszą się 

wciąż, mimo różnych prób 
i inicjatyw, tak dużą popu-
larnością jak na świecie. 
W samym obiegu festiwa-
lowym można zbudować 
sobie renomę i niezłą sieć 
kontaktów.
Zdążyłem już zauważyć, że 
w Polsce nie ma aż takiego 
zapotrzebowania na krótkie 
formy, ale mimo wszystko 
wierzę, że jestem w stanie 
powiedzieć w ten sposób coś 
ciekawego. Wyjazdy za gra-
nicę i nawiązywanie kon-
taktów to oczywiście mus, 
ale – powtórzę ponownie – 
nie czuję na razie większej 
potrzeby wkraczania w świat 
pełnych metraży, tym bar-
dziej, że wymagają one 
ogromnych nakładów finan-
sowych, czasowych i organi-
zacyjnych, a ja nie chciałbym, 
żeby ktoś musiał wyda-
wać duże pieniądze na moje 
pomysły, jeśli ja sam nie będę 
miał stuprocentowego prze-
konania, że jestem gotowy. 
W najbliższych latach będę 
więc raczej poświęcał się 
pracy nad kolejnymi krótkimi 
projektami, a potem zoba-
czymy, co z tego wyjdzie. Ale 
jestem optymistą.

Rozmawiał  
Darek Kuźma

INTERESUJĄ MNIE 
KRÓTKIE FORMY

Rozmowa z Janem 
Bujnowskim, twórcą 
nagradzanej na świecie etiudy 
fabularnej Diabeł
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przez OBOP dowiadujemy 
się z oficjalnego opisu, 
w filmie ta informacja nie 
pada. Myślałeś o dorzuce-
niu w napisach tabliczki 
poszerzającej kontekst?
Myślałem, ale ostatecznie zde-
cydowałem, że nie chcę tego 
robić, ponieważ nie jest to film 
o latach 90. Czasy i realia są 
kontekstem dla jednostkowej 

historii, ważnym, oczywiście, 
ale gdybym podkreślił go w taki 
sposób, wskazałbym niejako 
widzom „właściwy” odbiór 
opowiadanej historii. A tego 
nie chciałem. Czułem, że infor-
macja w synopsisie i opisach 
internetowych czy festiwalo-
wych wystarczy, bo ci, którzy 
zechcą film bardziej zgłębić, 
dotrą do tej informacji. Moje Fo

t. 
Sz

ko
ła

 F
ilm

ow
a 

w
 Ł

od
zi

Fo
t. 

Ko
no

ch
en

ko
/W

FF

Jan Bujnowski

Diabeł, reż. Jan Bujnowski 
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W  czasach PRL-u wielką popu-
larnością cieszyła się u nas 
literatura latynoska. Jej naj-
bardziej znanymi przedsta-

wicielami byli Gabriel García Márquez, Julio 
Cortázar, Jorge Luis Borges czy Mario Var-
gas Llosa, ale nie tylko ich książki trafiały na 
półki polskich czytelników. Przez wiele lat 
wychodziła w Wydawnictwie Literackim seria 
„Proza iberoamerykańska”, w której ukazały 

jest nierozerwalnie nurt zwany realizmem 
magicznym (wymyślony zresztą jak najbar-
dziej w Europie, bo w Niemczech lat 20. XX 
wieku). Z grubsza chodzi w nim o ukazy-
wanie rzeczywistości – społecznej, kulturo-
wej, politycznej, ale także tej codziennej – 
nie w sposób mimetyczny, a przez pryzmat 
mitów, legend, jak również stanów psychicz-
nych bohaterów i bohaterek.

Można wyłapać elementy realizmu 
magicznego i w polskiej sztuce (np. w powie-
ściach Tadeusza Nowaka), a nawet wska-
zywać jego powinowactwa np. ze sztuką 
młodopolską czy zgoła polskim mesjani-
zmem, ale nigdy nie była to u nas dominu-
jąca estetyka. Zwłaszcza w kinie. Wojciech 
Jerzy Has, który w Rękopisie znalezionym 
w Saragossie czy Sanatorium pod Klepsy-
drą przekraczał granicę między tym, co 
realne a tym, co fantastyczne, był uważany 
za twórcę osobnego, wręcz osobliwego. I nie 
doczekał się następców.

Pomyślałem jednak o realizmie magicz-
nym w kontekście polskiego kina po obej-
rzeniu filmu Tonia Marcina Bortkiewicza, 
w którym pojawia się motyw czarowania, 

się dziesiątki, jeśli nie setki utworów z Ame-
ryki Południowej i Środkowej. Bardzo to cie-
kawe, że twórczość pochodząca z obszarów 
odległych od nas geograficznie i kulturowo 
stała się nam tak bliska.

Ale czy aby na pewno? Czy nie była to 
raczej moda, wzmacniana licznymi splen-
dorami i nagrodami, z Noblem włącznie, 
jakimi świat obdarowywał autorów ibero-
amerykańskich? Z tamtą literaturą związany 

zaklinania rzeczywistości. To oczywiście 
realizm magiczny potraktowany w bardzo 
prosty, dziecięcy sposób, bo też bohaterką 
filmu jest jedenastoletnia dziewczynka. 
Znamienne jednak, że akcja Toni rozgrywa 
się na prowincji. Bo też, jeśli coś może 
być w polskim kinie magiczne, to tylko 
prowincja.

Taki właśnie magiczny sposób jej ukazy-
wania konkuruje z przeciwstawną konwencją 
naturalistyczną, odsłaniającą wszystkie wady 
i patologie małych miast i wsi – vide najnow-
szy przykład: Chleb i sól Damiana Kocura. 
Chociaż nie, jedno wcale nie musi wyklu-
czać drugiego. Jak pokazuje np. dokument 
Łukasza Kowalskiego Lombard, prowincja 
może być miejscem zarazem dojmującym 
i niezwykłym. Dobry dokumentalista potrafi 
uchwycić wielowymiarową prawdę. W fabule 
jest to trudniejsze, dużo łatwiej o tendencyj-
ność: albo raj, albo piekło, tertium non datur.

Najdalej w realizmie magicznym zaszedł 
u nas Jan Jakub Kolski, którego wczesne 
filmy, takie jak Jańcio Wodnik, całe utkane 
były z elementów nadprzyrodzonych, wyra-
stających zarówno z natury, jak i z wierzeń 
i fantazji. Znów jednak to imaginarium roz-
grywać się mogło jedynie w „pięknych oko-
licznościach przyrody”, wśród ludzi pro-
stych, nieskażonych miejskim racjonalizmem, 
żyjących poza czasem. Kolski z biegiem lat 
stopniowo porzucał tę poetykę, coraz mniej 
w jego filmach było magiczności, coraz więcej 
realizmu. Być może doszedł do wniosku, że 
nadmierne eksplorowanie baśniowego stylu 
wpędzi go w manierę.

Kolejnym przykładem jest Lech Majew-
ski, który swój realizm magiczny wywo-
dzi z najrozmaitszych kontekstów kultu-

rowych, z dziedzictwa malarstwa, poezji 
i sztuk wszelakich. Jego filmy są pełne 
mitów lokalnych i globalnych, alegorii rzu-
canych raz na bajkowe, innym na razem na 
przaśne przestrzenie, takie chociażby jak 
szara (z pozoru) i biedna Polska Ludowa 
w Wojaczku, Angelusie czy w niedawnej 
Brigitte Bardot cudownej.

Ciągle jednak mam wrażenie, że wyobraź-
nia jest w polskim kinie spętana, może nawet 
represjonowana. Wzlatuje jedynie tam, gdzie 
wzlatywać jej wolno, czyli nad szerokimi 
polami i gęstymi lasami jakichś peryferii, 
dziwnych, a nawet dziwacznych. Jakby pol-
skie kino potwierdzało pogląd, że Polska 
dzieli się na A i B, na dwie strefy, które żyją 
każda inaczej i nawzajem siebie nie rozumieją.

Przestrzeni wielkomiejskich nie pod-
daje się bowiem w polskim kinie zabiegom 
magicznym. Miasto to nie wieś. Bohaterowie 
uciekają z małych miasteczek do metropo-
lii w poszukiwaniu atrakcyjniejszego życia, 
a jeśli do rodzinnych miasteczek wracają, to 
po to, by znowu zakosztować życia sielsko-
-anielsko-magicznego, którego w takiej np. 
Warszawie nie uświadczysz. Jeśli więc można 
mówić o realizmie magicznym w odniesieniu 
do filmów wielkomiejskich, to tylko ironicz-
nie, komentując np. romantyczne komedie, 
w których rzeczywistość jest uładzona, ulep-
szona, wyretuszowana, a wszystkie problemy 
bohaterów, w tym i finansowe, rozwiązują 
się w sposób cudowny.

Z chlubnych wyjątków wymienić trzeba 
Córki Dancingu Agnieszki Smoczyńskiej, 
intrygującą próbę wpisania Warszawy w prze-
strzenie między fantasy, surrealizmem a hor-
rorem. Rzecz rozgrywa się jednak w latach 80. 
XX wieku, a przeszłość zawsze łatwiej zacza-

rować niż teraźniejszość. Zamknąć w szkla-
nej kuli i tą kulą potrząsnąć, by posypał się 
sztuczny śnieżek. Wyobrażam sobie sequel 
Córek Dancingu rozgrywający się już jak 
najbardziej współcześnie, wśród bywalców 
nie dancingów, a modnych warszawskich 
klubów. Najprościej byłoby wtedy napędzić 
„magiczną” akcję używkami, które zażywają 
klienci. Ale może dałoby się też ambitniej – 
stworzyć świat, w którym współczesność 
splata się z duchami przeszłości, z koszma-
rami wyobrażonymi i realnymi, z legendami 
miejskimi i narodową mitologią. Oczywistym 
źródłem inspiracji byłoby w tym wypadku 
Wesele Wyspiańskiego (i Wajdy), które prze-
cież można uznać za przykład realizmu 
magicznego avant la lettre.

Pewnie nasi twórcy tak rzadko zapusz-
czają się w wyimaginowane przestrzenie, bo 
lękają się śmieszności i pretensjonalności. 
Nietrudno wpaść i w jedno, i w drugie, gdy 
chce się wyjść poza prosty realizm i pójść 
w stronę ekstrawagancką. Ale ostatecz-
nie Wesele to też pretensjonalna i w wielu 
miejscach bełkotliwa sztuka, której jednak 
mimo to (a może dzięki temu) udało się 
doskonale uchwycić polski stan ducha, 
zebrać w jednym miejscu nasze demony 
i ukazać, jak głęboko jesteśmy zanurzeni 
w irracjonalności. Zamiast więc ograniczać 
stosowanie realizmu magicznego wyłącz-
nie do historii kameralnych, rozgrywają-
cych się gdzieś tam na marginesach, trzeba 
by odważnie przepuścić przez niego – tak 
jak robili to latynoscy twórcy – naszą histo-
rię, nasze kompleksy, nasze traumy i uro-
jenia. Naszą świadomość i naszą podświa-
domość. Efekt może być tyleż ryzykowny, 
co ekscytujący.

Kino to sztuka wyobraźni. Twórcy 
filmowi mają doskonałe narzędzie, 
by kreować światy, gdzie czas, przestrzeń 
i bohater dalekie są od realizmu, gdzie 
dzieją się rzeczy dziwne, tajemnicze, 
nadprzyrodzone. Czy ta estetyka magiczna 
obecna jest na polskich ekranach? 
Bartosz Żurawiecki
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CZEGO NIE WIDAĆ

Tonia, reż. Marcin Bortkiewicz

Franciszek Pieczka i Grażyna  
Błęcka-Kolska w filmie Jańcio Wodnik, 
reż. Jan Jakub Kolski
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PRZERWANE MILCZENIE
 WYOBRAŹ SOBIE

Pisarka opowiada w  „Czarnej 
torebce” historię swojej żydow-
skiej babci, która aby prze-
trwać, musiała zostać mistrzynią 

w sztuce zacierania śladów. Deli Gold-
stein udało się uciec z warszawskiego 
getta. Opuściła je razem z córką, później-
szą matką Agaty Tuszyńskiej. Wybitna 
reportażystka pisze, że jej babcia „pra-
wie przeżyła wojnę”. Prawie, bo w 1944 
roku, kiedy wydawało się, że przetrwała 
najgorsze, trafił w nią odłamek poci-
sku. Została pochowana w Otwocku pod 
polskim nazwiskiem. Przeżyła zaledwie 
42 lata. Zostały po niej: czarna torebka 
i rodzinna cisza, która miała być ochroną 
dla tych, którym udało się ocaleć.

Agata Tuszyńska pamięta z dzieciń-
stwa wizyty na cmentarzu. Stała przed 
nagrobkiem z nazwiskiem Zofii Zmia-
łowskiej. Przez lata była przekonana, że 
tak nazywała się jej babka. Dopiero jako 
dorosła kobieta odkryła, że to przybrana 
tożsamość, pod którą jej przodkini funk-
cjonowała po aryjskiej stronie. Informa-
cja o żydowskim pochodzeniu trafiła do 
autorki książki w wieku 18 lat. Przekazała 
ją jej mama, razem z tytułową torebką. 
Wtedy zrozumiała, czym była tajemnica, 
której istnienie podskórnie przeczuwała 
już jako dziecko.

WNUCZKA, KTÓRA 
PRZYWRACA  
DO ŻYCIA
Przedmiot, który trafił w ręce pisarki, 
stał się punktem wyjścia do odzyskania 
miejsca dla wymazanej historii. Zawar-
tość tytułowej czarnej torebki była bardzo 
dokładanie przemyślana. Stanowiła część 
kostiumu babki. Dela – według doku-
mentów Zofia – w małych przegródkach 
schowała m.in. metrykę chrztu, obra-

co dziś jest moim udziałem. Beztroskie 
bieganie z psem, podróże, w których na 
własne życzenie można się zgubić, ciastko 
jedzone na ozdobnym talerzyku. Mogę 
dać tylko pamięć i podziw za jej siłę. Żyła 
w nieustannym strachu. Przed Niem-
cami, przed Polakami. Codziennie dosta-
wała dowody zarówno na dobro ludzi, 
jak ich podłość. Nie wiem, jak radziła 
sobie ze światem, który z dnia na dzień 
się wyludniał, kiedy bez śladu znikali 
jej krewni wywożeni do Treblinki. Czy 
widząc palące się getto, wierzyła jeszcze 
w jakiegokolwiek Boga, czy ocaliła wiarę 
w człowieka? Nie mam wątpliwości, że 
przy życiu trzymała ją córka – Halinka. 
Uratowała to dziecko. I miłość.

„Czarną torebkę” trzyma się w dłoniach 
z czułością. Przypomina o kruchości 
i wartości życia. Ta opowieść o wymazy-
waniu i bolesnym odzyskiwaniu pamięci, 
jest też ostrzeżeniem. Nie przez przy-
padek padają w niej słowa: „Trzeba być 
przygotowanym na wszystko. Nie wia-
domo, kogo teraz nazwą »nieludźmi«. 
Kogo zaczną bić i zabijać. Zwykle polują 
na »innych«”.

W „Czarnej torebce” Agaty Tuszyńskiej nie ma ani jednego 
zbędnego słowa. Niewielka objętościowo książka niesie ze sobą 
ogromny ładunek emocjonalny. Jest jak intensywne spotkanie.

Weronika Wawrzkowicz-Nasternak 

zek z Jezusem, polskie przepisy. Musiała 
nauczyć się nowego życiorysu, w doku-
mentach, które nosiła przy sobie z prawdą 
pokrywał się jedynie rok urodzenia.

„Ta torebka jest jak schron i  jak 
gniazdo” – pisze Agata Tuszyńska. – 
„Gniazdo rodziny, którą miałam, któ-
rej nie znałam, którą trzeba było zamil-
czeć, by dalej żyć. Łęczyckiej, żydowskiej 
rodziny mamy, dziewczynki z warszaw-
skiego getta. Po wojnie czternastoletnia 
Halinka, półsierota, miała jedno marze-
nie – zakochać się, najlepiej w polskim 
chłopcu, i urodzić dziewczynkę o nie-
bieskich oczach. Może to ostatnie było 
najważniejsze – niebieskie oczy, dowód 
na polskość, żeby nigdy nie spotkał małej 
los podobny do jej własnego. I oto jestem 
ja. Jej córka z niebieskimi oczami”. Dzięki 
wnuczce, której Dela Goldstein nie mogła 
poznać, dostaje drugie życie w książce.

SPOTKANIE POZA 
CZASEM
Babcia Agaty Tuszyńskiej zmarła, mając 
dokładnie tyle lat, ile mam, pisząc te 
słowa. Chciałabym dać jej to wszystko, 
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Agata Tuszyńska
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JA MAM, TY MASZ, ON BĘDZIE MIAŁ: 508 DRUGA MŁODOŚĆ 

W arszawskie realia lat 30. 
wyglądają zaskakująco 
znajomo. Sceneria jakby 
żywcem wyjęta z Vabanku, 

choć bez Duńczyka, „Nuty” i „Moksa”. 
Oszklony warsztat firmowy Polskiego Fiata, 
ze stacją benzynową na froncie goszczącą 
zadowolonych klientów. Podjeżdżają jeden 
za drugim – kordialnie i z uśmiechem witani 
przez personel. Obsługa w mig i w ogóle 
szyk, bon ton i hajlajf par excellence. Łezka 
się dzisiaj w oku kręci na widok takiego 
traktowania klientów.

Trwał jeszcze kryzys, kiedy rząd II Rzecz-
pospolitej w ostatniej dekadzie września 
1931 roku podpisał umowę na montaż, 
a w perspektywie paru lat krajową produk-
cję włoskiego Fiata. Nieźle pomyślane. Tym 
bardziej, że prezes turyńskiego koncernu 
Giovanni Agnelli zaoferował stronie pol-
skiej korzystne warunki sprzedaży licencji 
z offsetem włącznie.

Samochód dla każdego, no powiedzmy 
prawie każdego – Polski Fiat miał być u nas 
produkowany na masową skalę. Zmie-
niono w nim i udoskonalono co trzeba, 
dostosowując konstrukcję wehikułu do 
dziurawych krajowych dróg (podwozie 
i zawieszenie natychmiast wzmocniono). 
Cena modelu 508 nie była wygórowana, 
w odróżnieniu od luksusowego Stetysza 
z lat 20., dostępna dla kieszeni zwykłych 
śmiertelników. 

Przygotowania do produkcji zabrały 
kilka lat i z konieczności musiały nieco 
potrwać. Podjęły się jej Państwowe 
Zakłady Inżynierii, a ściślej będąca ich 
częścią warszawska Fabryka Samochodów 
Osobowych i Półciężarowych z siedzibą 
przy ulicy Terespolskiej. Aby zapewnić 
zbyt, należało auto odpowiednio wypro-
mować i zareklamować. Udało się. Kra-
jowy produkt oferowany w kilku wersjach 
wkrótce zdobył serca Polek i Polaków. 

Sprzedawał się doskonale, stając się naj-
popularniejszym automobilem na pol-
skich drogach przed wojną. Jak głoszą 
słowa piosenki: „Każdy jest rad, / że nie 
ma wad / nasz Polski Fiat”.

Filmowa reklama Polskiego Fiata 508 
(1934) nosi tytuł: Ja mam, ty masz, on 
będzie miał: 508. Całość trwa niemal  
7 minut, stąd w podtytule umieszczono 
określenie „sketch muzyczny”. Wyszła 
naprawdę nieźle. Nie wiadomo, kto tę 
perełkę wyreżyserował. W czołówce reży-
ser ukrywa się dyskretnie pod pseudoni-
mem „Roxana” (może Mieczysław Kra-
wicz albo Michał Waszyński, a może 
jeszcze ktoś inny?). Wiemy natomiast, 
kto nakręcił zdjęcia. Zmyślnym, peł-
nym inwencji operatorem był Henryk 
Vlassak. Znamy też nazwisko kompo-
zytora muzyki. Namiętne tango skom-
ponował Wiktor Krupiński. Zagrała je 
orkiestra pod dyrekcją T. Górczyńskiego, 
a zaśpiewało – z kabaretowym wdzię-
kiem i szarmem spod znaku Wesołego 
Wieczoru, Morskiego Oka, Hollywood, 
Bandy i Qui Pro Quo – grono starannie 
dobranych wykonawców. Wśród nich 
w reklamie Polskiego Fiata nie mogło 
zabraknąć kogoś jeszcze. Jako wielkofor-
matowa gwiazda zaproszona do udziału 
w roli właścicielki rozkosznie urzeczonej 
własnym samochodem wystąpiła Lena 
Żelichowska. Na ekranie popularna 
diva nie tylko śpiewa, ale demonstruje 
przed kamerą suknię z Domu Modelo-
wego Boguchwała Myszkorowskiego. Nie 
koniec na tym – nosi też modne obuwie 
od Lucjana Leszczyńskiego. 

Odkąd witana przez mechanika sławna 
artystka pojawia się na ekranie w dru-
giej części filmu, przyćmiewa swym bla-
skiem wszystko i wszystkich. Oprócz niej 
udział wzięli znani również wówczas ze 
sceny i ekranu: aktor i piosenkarz Adam 
Aston (Adolf Loewinsohn), Mieczysław 
Dowmunt, Władysław Ostrowski oraz Cze-
sław Skonieczny. 

W sumie Polski Fiat na pewno na tej 
reklamowej inwestycji nie stracił, a wiele 
zyskał. W dobie panującej dzisiaj posu-
chy na inteligentną reklamę kinową, 
warto przywołać nienajgorsze tradycje 
tego gatunku naszej produkcji filmowej 
sprzed blisko stu lat.

Jak dawne są tradycje polskiego filmu 
reklamowego? Trudno dziś stwierdzić. 
Niewiele się zachowało. Ważniejsze, 
na jakim poziomie i jak atrakcyjnie 
uprawiano u nas kiedyś rodzimą 
reklamę w kinach.
Marek Hendrykowski

M ichał Waszyński (1904-
-1965) uczciwie zapracował 
na miano najbardziej płod-
nego reżysera II RP, spraw-

nego rzemieślnika, który bez zbędnych 
kosztów i tracenia czasu kręcił kolejne 
filmy. Znał gusta masowej publiczności 
i zaspokajał je komediami oraz melodra-
matami z gwiazdorską obsadą. Zdarzało 
mu się przy tym – choć powtarzalność 
formy i treści wpisane są w styl jego twór-
czości – wyjść poza schematy, proponu-
jąc coś ciekawszego czy wręcz ambitniej-
szego. Takim filmem jest, przynajmniej  
w punkcie wyjścia, Druga młodość (1938) –  
oparta na motywach dramatu Henri Bata-
ille’a „Matka Colibri”, który wcześniej 
zainspirował filmowców francuskich  
(w Polsce znany był – jako Gdy kobieta 
się zapomni – niemy obraz Juliena Duvi-
viera z 1929 roku, a niemal równocze-
śnie z polską powstała ekranizacja Jeana 
Dréville’a). Tym, co zapewne przyciągnęło 
uwagę Waszyńskiego i jego stałego scena-
rzysty Anatola Sterna, była bohaterka –  
niebanalna, zwłaszcza na tle naszego 
kina opartego na stereotypach kobieco-
ści typu niewinna heroina i femme fatale. 
Stąd i ów znaczący tytuł, bo film opo-
wiada – absolutna rzadkość – o kobiecie 
dojrzałej, Irenie Mohort, matce doro-
słych synów i żonie zamożnego przedsię-

biorcy, która dusi się w swej złotej klatce, 
od męża oczekując nie pieniędzy, tylko 
uwagi i uczucia. A to – nieoczekiwanie –  
ofiarowuje atrakcyjnej czterdziestolatce 
dwudziestoparoletni Jerzy, przyjaciel jej 
syna. Rzuca więc wyzwanie światu, odrzu-
cając dotychczasowe życie, społeczny sta-
tus i odchodząc z kochankiem. Co nie 
może skończyć się dobrze, bo Druga mło-
dość, mimo elementu transgresji, pozo-
staje klasycznym przedwojennym melo-
dramatem stojącym na straży społecznego 
i obyczajowego status quo. Bohaterka za 
porzucenie (dosłowne i metaforyczne) 
domu oraz swych życiowych ról zostaje 
więc ukarana: najpierw opuszczeniem 
przez ukochanego, potem biedą, która 
(w kilka lat) zabiera jej urodę, zamienia-
jąc w staruszkę. Przed skokiem z mostu 
ratuje ją przypadkowy policjant, a na łono 
rodziny przywraca mąż, który zrozumiał, 
co w życiu najważniejsze. Finał sygnali-
zuje, że niedawna żona i matka marno-
trawna odnajdzie się w roli babki. Porzą-
dek (konserwatywnego) świata zostaje 
przywrócony. 

Druga młodość miała potencjał, by stać 
się ambitnym studium psychologicz-
nym, ale zaszkodziła jej zbyt duża dawka 
melodramatyzmu i to począwszy od gry 
aktorskiej. Maria Gorczyńska, jako Irena, 
w kilku kluczowych scenach jest zbyt 

afektowana, zwłaszcza gdy wypowiada 
teatralne dialogi („to nie moja wina, że 
wiosna mojego życia się spóźniła”), ewi-
dentnie też przesadzono w finale. Nie-
zrozumiała jest również nazbyt szybka 
zmiana uczuć (od uwielbienia do okru-
cieństwa) u granego przez Witolda Zacha-
rewicza Jerzego. Waszyński nie mógł się 
także oprzeć ulubionym wizualnym chwy-
tom, stąd obowiązkowa scena burzy (tym 
razem górskiej), a Henryk Wars wzmocnił 
melodramatyczne efekty zbyt patetyczną 
muzyką. Niemniej jednak, na tle ówcze-
snej produkcji, Druga młodość wyróż-
nia się jako melodramat z ambicjami, co 
doceniła krytyka, widząc w nim „próbę 
nawiązania kontaktu duchowego ze współ-
czesnym filmem francuskim i jego bardzo 
poważnymi ambicjami artystycznymi”. 
Chwalono obsadę, która, jak to u Waszyń-
skiego, znakomita, począwszy od Kazimie-
rza Junoszy-Stępowskiego jako Mohorta, 
po – tradycyjnie błyszczące na dalszym 
planie – Stanisławę Wysocką i Mieczy-
sławę Ćwiklińską. Druga młodość była też 
jednym z kilkudziesięciu polskich filmów 
z lat 30. ponownie rozpowszechnianych 
przez władze okupacyjne: reklamowana 
hasłem „Na manowcach miłości”, wpisała 
się w popularny w kinie III Rzeszy nurt 
umoralniających melodramatów, których 
skruszone bohaterki wracają do domu. 

To niezwykle ciekawy 
dramat o ambicjach 
wnikliwego studium 
psychologicznego. Warto 
docenić tę propozycję 
przedwojennego kina 
jako pierwszą próbę 
przełamania pewnych 
stereotypów.
Katarzyna Wajda
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Maria Gorczyńska,  
Tadeusz Kański  
i Aleksander Bogusiński 
w filmie Druga młodość, 
reż. Michał Waszyński
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Lena Żelichowska w filmowej 
reklamie Polskiego Fiata:

Ja mam, ty masz, on będzie 
miał: 508 
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MOJA (FILMOWA) MUZYKA

Z GÓRNEJ PÓŁKI

Na płytach z nagraniami orkie-
stry Zbigniewa Górnego śpie-
wali m.in. Hanna Banaszak, 
Ewa Bem, Halina Frąckowiak, 

Edyta Geppert, Majka Jeżowska, Anna 
Jurksztowicz, Natalia Kukulska, Grażyna 
Łobaszewska, Maryla Rodowicz, Lora 
Szafran, Bogusław Mec, Ryszard Ryn-
kowski, Mieczysław Szcześniak, Zbigniew 
Wodecki, Andrzej Zaucha, a nawet Sta-
siek Wielanek i jego kapela. Właściwie 
łatwiej byłoby wymienić tych znaczących 
piosenkarzy i piosenkarki, którzy z Gór-
nym nie współpracowali.  

Z urodzenia jest poznaniakiem i przez 
całe życie pozostaje wierny temu mia-
stu. Tu w 1968 roku skończył liceum 
muzyczne, pięć lat później w Poznańskiej 
Wyższej Szkole Muzycznej dostał dyplom 
na Wydziale Wychowania Muzycznego. 
Jeszcze podczas studiów współpracował 
blisko z Kabaretem Tey Zenona Lasko-
wika i Krzysztofa Jaślara, a po ukończeniu 
studiów został kierownikiem muzycznym 
Estrady Poznańskiej oraz Teatru Nowego. 
W 1976 roku objął Orkiestrę Rozrywkową 
Polskiego Radia i Telewizji w Poznaniu, 
której pozostał wierny przez 15 lat – do jej 
końca, czyli ustania państwowego mecenatu 
w 1981 roku (wtedy założył własną, pry-
watną Górny Orchestra). To właśnie z tymi 
orkiestrami chcieli wszyscy występować. 
I występowali. Na festiwalach w Opolu 
i Sopocie, na licznych płytach, a nade 
wszystko – na Galach Piosenki Biesiad-
nej. I niech Państwa ta nazwa nie zmyli, to 
nie były discopolowe rewie, które „dobra 
zmiana” od kilku lat serwuje – w dużych 
ilościach – w telewizyjnej ofercie, a robione 
z dużym rozmachem realizacyjnym pro-
gramy mające na celu popularyzację sze-
roko rozumianej – dobrej i różnorodnej – 
rodzimej piosenki rozrywkowej. „Marzyło 
mi się zagłuszyć wszechobecne na początku 
lat 90. w mediach i na estradzie disco polo 
i muzykę tzw. chodnikową” – wspomina 
Górny. I udało się znakomicie. Gale emi-
towano w Programie II – tzw. misyjnym – 
Telewizji Polskiej przez dwie dekady, a na 
koncerty orkiestry Górnego waliły tłumy, 
rozśpiewane tłumy. A śpiewało się wtedy 
„wespół w zespół” – obok ogniskowych 
i imprezowych szlagierów – także teksty 

Agnieszki Osieckiej, Wojciecha Młynar-
skiego, Jonasza Kofty czy z Kabaretu Star-
szych Panów.

„Wielu kompozytorów, rozpoczynając 
przygodę z muzyką filmową, poświęca 
się jej całkowicie, odkładając na bok inne 
pomysły. Kariera Zbigniewa Górnego jako 
twórcy muzyki filmowej wyglądała zupeł-
nie inaczej: na potrzeby filmu kompono-
wał niewiele ponad dekadę, prowadząc 
w tym czasie swoją orkiestrę w Pozna-
niu, komponując, aranżując i… grając  
w tenisa” – pisze Michał Wilczyński, wła-
ściciel wydawnictwa muzycznego Gad 
Records, w książeczce towarzyszącej płycie 
„Soundtracks”, wydanej z okazji 50-lecia 

Zbigniew Górny – dyrygent, skrzypek, 
kompozytor, aranżer, także malarz  
i zapalony tenisista, można rzec człowiek 
orkiestra – niedawno obchodził 75. 
urodziny, a także jubileusz półwiecza 
pracy twórczej. 
Jerzy Armata
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pracy twórczej Zbigniewa Górnego. A na 
tej płycie możemy wysłuchać muzyki 
poznańskiego kompozytora przede wszyst-
kim z filmów Wojciecha Wójcika (Okno, 
1981; Karate po polsku, 1982; Sam pośród 
swoich, 1985; Prywatne śledztwo, 1986; 
Trójkąt bermudzki, 1987; Zabić na końcu, 
1990; Trzy dni bez wyroku, 1991), ale także 
z Magicznych ogni (1983) Janusza Kidawy, 
Feminy (1990) Piotra Szulkina, Europej-
skiej nocy (1992) Zbigniewa Kamińskiego 
i Pierścionka z orłem w koronie (1992) 
Andrzeja Wajdy. Świetna muzyka. Nie 
tylko pełniąca rolę służebną wobec war-
stwy wizualnej filmu – bez obrazu także 
się jej wyśmienicie słucha. Fo
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Zbigniew Górny
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Pomysł na film przyszedł do mnie 
w 2016 roku. Zainspirował mnie 
wypadek, który miał miejsce na 
mojej ulicy, a właściwie zderzenie 

aut dwóch ludzi na skrzyżowaniu: młode-
go dwudziestoparoletniego motocyklisty, 
który zginął, z osiemdziesięciokilkuletnim 
kierowcą osobówki, który przeżył. Z tego 
wypadku zrodziła się we mnie historia Tade-
usza, osiemdziesięciodwuletniego mężczy-
zny, emerytowanego ordynatora, któremu 
pod koniec życia wydarza się coś wyjątko-
wo paskudnego, co powoduje, że zamiast 
spokojnej, dobrze zaplanowanej starości, 
takiej złotej jesieni życia, musi nagle podjąć 
jeszcze jedną i zapewne ostatnią już wal-
kę: o siebie, o swoją godność i o »spokojną 
śmierć«, którą wcześniej wyobrażał sobie 

STUDIO MUNKA

zupełnie inaczej” – mówi Dominika Mon-
tean-Pańków, absolwentka Szkoły Filmowej 
im. Krzysztofa Kieślowskiego Uniwersytetu 
Śląskiego w Katowicach. 

Skrzyżowanie to jej fabularny debiut, na 
plan którego reżyserka weszła jako ceniona 
autorka filmów dokumentalnych – w tym 
poruszającego Głosu nagrodzonego na tego-
rocznym Międzynarodowym Festiwalu Fil-
mowym w Salonikach. Do realizacji Skrzy-
żowania przygotowywała się od kilku lat. 
Scenariusz filmu otrzymał Nagrodę Sto-
warzyszenia Autorów ZAiKS w konkursie 
Script Pro 2022 przyznaną podczas Mię-
dzynarodowego Festiwalu Kina Niezależ-
nego Mastercard Off Camera w Krakowie 
za „nowoczesne spojrzenie na konwencję 
kina moralnego niepokoju”. Do przyjęcia 

głównej roli w filmie udało jej się namówić 
nestora polskiego kina, wybitnego aktora – 
Jana Englerta.

„Pamiętam, jak w 2018 roku dałam do 
przeczytania pierwszy draft tej historii 
Filipowi Bajonowi, a on od razu zadał mi 
pytanie: »No i kto ci to zagra, 90 minut 
na ekranie, we wszystkich scenach filmu, 
w tym wieku?«” – wspomina. „W 2021 
roku, z ukończonym po kilku latach pracy 
scenariuszem, zapukałam po raz pierw-
szy do bram Teatru Narodowego, do pana 
Jana Englerta, żeby zostawić mu Skrzy-
żowanie na portierni. Po kilku dniach 
odbieram telefon od pana Jana: »Wie 
pani, dostaję dużo scenariuszy i często, 
natomiast nieczęsto się zgadzam. Ale ten 
scenariusz jest inny. Kiedy zdjęcia?«” – 
dodaje. 

Pierwszy klaps na planie padł 9 maja 
w Warszawie, w przeddzień 80. urodzin 
Jana Englerta. Na ekranie partneruje mu, 
wcielająca się w rolę żony głównego boha-
tera, Anna Romantowska. W obsadzie filmu 
znaleźli się także m.in. Michał Czernecki, 
Aleksandra Popławska, Filip Gurłacz, Marek 
Kalita, Martyna Byczkowska, Maria Kowal-
ska i Robert Czebotar.

Za zdjęcia do Skrzyżowania odpowiada 
Bartosz Świniarski (Cicha ziemia, Niepa-
mięć), za scenografię Aniela Dybowska 
(II scenograf w Brigitte Bardot cudowna). 
Charakteryzacja jest dziełem Ewy Szwed 
(Kobieta na dachu, Bo we mnie jest seks), 
a kostiumy – Zofii Bebej (Słodki koniec 
dnia, Prawdziwe życie aniołów). 

Producentem Skrzyżowania jest Stu-
dio Munka działające przy Stowarzysze-
niu Filmowców Polskich. Koproducen-
tami są Canal+ Polska oraz Wytwórnia 
Filmów Dokumentalnych i Fabularnych. 
Obraz otrzymał wsparcie Polskiego Insty-
tutu Sztuki Filmowej. Będzie współfinan-
sowany z Funduszy Europejskich oraz 
Samorządu Województwa Kujawsko-Po-
morskiego. Koproducentem jest rów-
nież Beata Ścibakówna. Zdjęcia na planie 
potrwają do 25 czerwca. 

Rafał Pawłowski

W maju w Warszawie padł pierwszy 
klaps na planie Skrzyżowania 
w reżyserii Dominiki Montean-Pańków. 
Główną rolę w fabularnym debiucie 
utalentowanej dokumentalistki kreuje 
znakomity Jan Englert.

JAN ENGLERT W NOWYM 
FILMIE STUDIA MUNKA
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Jan Englert 
w filmie Skrzyżowanie, 

reż. Dominika Montean-Pańków
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zaufałem intuicji i udało się. Ta produk-
cja była też dla mnie dużym wydarze-
niem. Siedziałem w Norwegii ponad dwa 
miesiące, w kraju, w którym nigdy wcze-
śniej nie byłem. Mogłem poznać tamtej-
szą mentalność, inny rynek filmowy – to 
wszystko było arcyciekawe. 

4. Myślisz, że przy tej produkcji 
miałeś okazję przełamać 

stereotyp „polskiego imigranta”?
Wydaje mi się, że to właściwie jedno 
z zadań, czy wręcz celów Norwegian 
Dream – żeby tę społeczność polskich 
imigrantów zarobkowych, czy w ogóle 
imigrantów z Europy Środkowo-Wschod-
niej, odczarować. Co ciekawe, to też jedna 
z pierwszych produkcji tam powstałych, 
która ukazuje perspektywę migranta. 
Większość rozmów podczas pokazów 
filmu w Norwegii była konfrontacją Nor-
wegów z zupełnie odmiennym spojrze-
niem. To się trochę wiąże z tym, że oni 
sami mają wrażenie (częściowo słuszne, 
częściowo nie), że są bardzo lewicują-
cym krajem, który z dużą dbałością trak-
tuje prawa pracownicze. Z drugiej strony 
nie zawsze zdają sobie sprawę z tego, że 
u nich również dochodzi do nadużyć, nie-
kiedy nawet skrajnych. Ostatecznie jedną 
z inspiracji do tego filmu był faktyczny 
strajk. W trakcie przygotowań do roli 
miałem także okazję przeczytać książkę 
Piotra Mikołajczaka „NOrWAY. Półdzien-
niki z emigracji”, w której autor opisał 
zbiór swoich doświadczeń na emigracji 
w Norwegii. Okazuje się, że ten stereotyp 
„obcego” jest wciąż bardzo obecny i moż-
liwość ukazania perspektywy „z innej 
strony”, którą oferuje film, pomaga go 
obalać. My, Polacy, jesteśmy też w całkiem 
ciekawej sytuacji, ponieważ zarówno emi-
grujemy za pracą, stając się „obywatelami 
drugiej kategorii” na obczyźnie, jak i sami 
jesteśmy gospodarzami, do których przy-
jeżdża wielu imigrantów – również zarob-
kowo. I potrafimy niekiedy zachowywać 
się w stosunku do nich paskudnie. Dla-
tego mając te dwie perspektywy, można 
ten film rozpatrywać zarówno w kategorii 
czucia się tym „gościem”, jak i obywate-
lem-gospodarzem. 

5. Filip (Braty), Robert (Norwegian 
Dream) i Arek (Hiacynt) to twoje 

aktorskie wcielenia z ostatnich lat. 
Z którym z tych bohaterów najlepiej 
ci się pracowało?
Kiedy pracuję i siadam do scenariusza, 

przede wszystkim pró-
buję rozczytać moją 
postać. Wolę czysty 
dystans i nie lubię two-
rzyć prywatnych połą-
czeń między postacią 
a mną. Rozpracowuję 
to wtedy jak zada-
nie dramaturgiczne. 
Wychodzę z założenia, 
że cała ta prywata i tak 
niezamierzenie, i pod-
świadomie, się tam 
pojawia. Z tych trzech 
bohaterów wybrałbym 
jednak Roberta. Z per-
spektywy pracy Robert 
jest efektem mojego najdojrzalszego 
przygotowania postaci. 

6. Jak myślisz, jaką nową 
perspektywę ma do zaoferowania 

współczesnej kinematografii 
pokolenie Z, którego jesteś częścią? 
To jednak pokolenie, które 
uczestniczy już w innej dyskusji 
o tym, jakie i jak tworzone powinno 
być kino.
Pierwsze skojarzenie, jakie mi przycho-
dzi do głowy w związku z moim pokole-
niem, to wytężona czujność na inklu-
zywność. To się przejawia w podejściu 
do eksplorowania tematów, gdzie na 
pewno jest większa dbałość o pewien 
rodzaj „nienadużycia”. Czasem może 
się to wahnąć w stronę lekkiej przesady, 
ale wydaje mi się, że większe momenty 
przejściowe mają to do siebie. Druga 
rzecz to język komunikacji, który siłą 
rzeczy jest inny. Miałem okazję praco-
wać ze stosunkowo młodymi twórcami, 
z którymi komunikacja była pozbawiona 
zbędnej hierarchiczności. Może też być 
tak, że to my wywarliśmy w pewien spo-
sób presję na starsze pokolenia, żeby 
wprowadzić taki model pracy. 

7. Gdybyś miał pełną kontrolę nad 
tym, jakie wybierasz projekty, 

to czym charakteryzowałoby się 
kino, którego częścią byłby Hubert 
Miłkowski?
Odwołując się do własnego gustu filmo-
wego, najbardziej działa na mnie kino 
niezależne, festiwalowe. Ostatnio opra-
cowałem sobie definicję kina, które naj-
bardziej do mnie przemawia – „lekko 
przesunięty realizm”, czyli coś, co jest 
realistyczne, gdzie rozumiem zasady tego 

świata, rozumiem motywacje bohate-
rów, ale jest w tym wszystkim pewien 
element, który przypomina, że mamy 
jednak do czynienia z fikcją filmową – 
przesunięcia, rozpychanie tego świata, 
drobne pointy na granicy jawy i snu. 
Oprócz tego mam także ogromny głód 
na lekką, czułą komedię. Aktorstwo to 
też masa zabawy, a wyszło trochę tak, że 
większość projektów, z których oczywi-
ście bardzo się cieszę, poszło w stronę 
powagi i uważności. 

8. Czym karmisz swoją wyobraźnię?
U mnie to trochę takie mydło 

i powidło. Lubię bardzo fazę przygoto-
wawczą do projektu, ponieważ wtedy 
wszystko kojarzy mi się i lepi już z kon-
kretnym tematem. Wyostrza się wtedy 
moja czujność: muzykę zbieram pod jed-
nym kątem, filmy oglądam pod drugim, 
a na ludzi patrzę pod trzecim. Towarzy-
szy mi wtedy taki wybuch kreatywności. 
Sama obserwacja staje się wówczas nie-
bywale intensywna.

9. Masz jakieś swoje pasje, które 
wychodzą poza rejony kina 

i sztuk teatralnych?
Tak, żeby w coś bardzo głęboko się angażo-
wać, to chyba nie. Jedyne, co mi przycho-
dzi do głowy to podróże. W zeszłym roku 
odwiedziłem kilkanaście krajów, a w tym – 
mój aktualny bilans wynosi chyba osiem 
i zdecydowanie marzy mi się więcej. 

10. Gdybyś miał opisać trzema 
słowami film biograficzny 

o sobie, to jakie by to słowa były?
Wstęp, rozwinięcie i zakończenie.

Pytania zadawał  
Kacper Siedlecki

1. „Kandydat potencjalny na 
występ teatralny” – taki biogram 

towarzyszy twojemu profilowi na 
Instagramie. To twoja autorska 
definicja aktorstwa? 
To jest wers zapożyczony z „Jestem 
Bogiem” Paktofoniki. On zręcznie łączy 
moje gimnazjalno-licealne wychowanie na 
rapie z rozpoczęciem studiów aktorskich. 
Wtedy automatycznie stałem się „kandy-
datem potencjalnym na występ teatralny”. 
Prawda jest też taka, że w tym zawodzie 
praktycznie zawsze jest się „potencjalnym 
kandydatem na występ”, nie tylko teatralny. 
Ja cały czas jestem w poczuciu „potencjal-
nego kandydowania”.

2. Pytam też o to dlatego, że 
możemy oglądać cię w spektaklu 

„Siostry” w Teatrze Nowym 
w Poznaniu. Gdybyś miał możliwość 
częstszego występowania na polskich 
scenach teatralnych, to chciałbyś?
Tak. Zanim zacząłem lubić wizyty 
w teatrze, wolałem oglądać filmy. Nato-
miast zanim pomyślałem o tym, że cie-
kawie byłoby robić filmy, wiedziałem już, 
że równie ciekawie byłoby robić teatr. 
Tak się akurat złożyło, po castingu do 
serialu W głębi lasu, że zacząłem praco-
wać głównie filmowo. I mimo że to wła-
śnie teatr był moim punktem wyjścia, to 
zdążyłem bardzo polubić filmowy model 
pracy. Ja bardzo lubię interwały, czyli 
kiedy intensywnie wchodzi się w jakąś 
rzecz, dociska się ją do końca, a póź-
niej następuje rozstanie. W teatrze boję 
się jednak tej etatowości. Zwłaszcza 
teraz, kiedy jestem jeszcze młody i nie 
mam większych zobowiązań, to filmowa 
freelancerka jest wygodniejsza. Z drugiej 
strony uważam, że pod kątem aktorstwa, 
w teatrze można nauczyć się więcej niż 
na planie filmowym. 

3. Norwegian Dream to pierwsza 
międzynarodowa produkcja 

z tobą w roli głównej. Jak się 
znalazłeś w tej produkcji?
Bardzo banalnie – był casting, który 
udało mi się wygrać. Na początku musia-
łem wysłać self-tape, następnie miałem 
zdalną rozmowę z reżyserem na Zoo-
mie, a ostatni etap stanowiły sceny próbne 
w przeróżnych konfiguracjach z poten-
cjalnymi kandydatami do ról. Reżyser 
wahał się z decyzją jeszcze ponad mie-
siąc. (śmiech) Po drodze „spadł” mi jeden 
projekt w związku z kolizją terminów, ale 
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Hubert Miłkowski  
w filmie Braty,  
reż. Marcin Filipowicz
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JAN MACIEJ PTASIŃSKI

pokonanych (1984) Marka Drążewskiego. 
Z fabuł – trylogię Krzysztofa Gradowskiego 
o panu Kleksie, poprzedzającą Tryumf…, 
a także Poślizg (1972) Jana Łomnickiego 
czy Trzeba zabić tę miłość (1972) Janu-
sza Morgensterna. W tym drugim utrwa-
lił słynną scenę końcową, w której szopa 
wylatuje w powietrze w zwolnionym tem-
pie. „Kamerę rapidową, eksponującą 140 
klatek na sekundę, uruchomiłem na okre-

ślony znak, ale zawiodły ładunki wybu-
chowe, przez co zanim nastąpiła eksplozja, 
w kamerze skończyła się taśma i trzeba 
było wszystko zaczynać od początku” – 
wspomina z uśmiechem.

Jan Maciej Ptasiński – weteran pol-
skiego kina animowanego – od dawna 
jest emerytem, ale pozostaje aktywny 
zawodowo, choć już nie jako operator. 
Pracuje w FUMI, firmie Piotra Furman-
kiewicza i Mateusza Michalaka, gdzie ma 
różne zadania, począwszy od skanowania 
rysunków w komputerze, po współpracę 
w procesie produkcji filmów. „Dobrze 
mi tu – wyznaje – ale może dlatego, że 
FUMI znajduje się w byłej siedzibie Stu-
dia Miniatur, na Puławskiej, gdzie zresztą 
poznałem Piotra, często obaj je z senty-
mentem wspominamy”. 

Andrzej Bukowiecki 

Warszawa, rok 1968. Jan 
Maciej Ptasiński podej-
muje  pracę  w  Studiu 
Miniatur  Fi lmowych. 

Ma 21 lat i maturę zdaną w Technikum 
Fototechnicznym na Spokojnej, w któ-
rym nauczyciel prowadzący Pracownię 
Filmową, pan Kulenty, zaraził go pasją do 
kina. W „Miniaturach” Ptasiński pozo-
stanie ponad pół wieku. Kiedy tam trafił, 
został na długie lata asystentem operatora 
Jana Tkaczyka. „Wiele mu zawdzięczam. 
Wprowadził mnie w tajniki kina animo-
wanego i sztuki operatorskiej. Z czasem 
zaczął powierzać mi robienie części zdjęć 
do filmu, a sam szedł na ryby” – śmieje się 
Ptasiński. „Dzięki temu rozwinąłem wła-
sne umiejętności i zyskałem uznanie reży-
serów ze Studia: Teresy Badzian, Leszka 
Gałysza, Stefana Janika, Lechosława Mar-

szałka, Zofii Ołdak czy Zofii Oraczew-
skiej” – dodaje.

Ptasiński jeszcze długo współpracował 
jako asystent także z innymi operatorami, 
np. z Lesławem Skuzą przy ostatnim fil-
mie Jana Lenicy – aktorsko-animowanej 
Wyspie R.O. (2001). W międzyczasie Iluzją 
(1972) Jana Januarego Janczaka oraz Dra-
pieżnikiem i jego zdobyczą (1973) Leszka 
Galewicza rozpoczął karierę autora zdjęć 
filmowych, którą zakończył po z górą 30 
latach filmem Mariusza Wilczyńskiego Nie-
stety (2004).

W TANDEMACH 
Z REŻYSERAMI
Niemal od pierwszego dnia pracy w Stu-
diu Miniatur Filmowych Ptasiński nie 
rozwiązywał problemów operatorskich 
wyłącznie sposobami wskazanymi mu 

przez innych, lecz poszukiwał także wła-
snych metod. Jego zapał do eksperymen-
tów z wielokrotną ekspozycją, światłem 
barwnym, nieostrością, przenikaniem itp. 
utwierdzał reżyserów w przekonaniu, że 
zrobi wszystko, by podnieść jakość wizu-
alną filmu. „Kiedy moja otwartość spoty-
kała się z otwartością reżysera, wspólnie 
dochodziliśmy, przerzucając się pomy-
słami, do ciekawych rezultatów. Pod tym 
względem wzorcowo układała się moja 
współpraca z Piotrem Dumałą przy fil-
mie Franz Kafka (1991) i jeszcze kilku, 
powstałych poza Studiem Miniatur. Jed-
nym z nich był głośny film Las (2009)” – 
mówi Jan Maciej Ptasiński. 

Duży margines swobody pozostawiał 
mu też inny reżyser, Krzysztof Dębow-
ski, z którym zrealizował m.in. Perpetuum 
mobile (1974), Drzwi (1987) i Finał (1989). 

MAGAZYN FILMOWY  nr 142/czerwiec 2023 MAGAZYN FILMOWY  nr 142/czerwiec 2023

WCIĄŻ 
AKTYWNY 
WETERAN
55 lat pracy zawodowej, 
która trwa do dziś. Pracy 
głównie przy filmach 
animowanych, w charakterze 
nie tylko autora zdjęć, ale 
także twórcy specjalnych 
efektów wizualnych, 
animatora, współrealizatora, 
współproducenta.  
Bilans? Około 400 filmów 
z lat 1969-2023.

„Krzysztof miał każdy film dokładnie obmy-
ślany, zanim kamera poszła w ruch. Przyno-
sił mi materiały, które miałem sfilmować, 
a także notatnik akademicki z »receptą«, jak 
mam to zrobić, po czym zostawiał mnie z tą 
robotą samego. Widać cieszyłem się jego 
zaufaniem. W »recepcie« nieraz umiesz-
czał zapisek: »Tu coś schrzaniłem, wybrnij 
z tego jak chcesz i rób dalej«. Kończył zaś 
»receptę« przeważnie tak: »To już cały film, 
teraz – do kasy!«” – śmieje się Ptasiński.

Najwięcej filmów, bo aż 17 – począw-
szy od Nocy Kupały (1974), a skończywszy 
na Motylu (1980) – zrealizował z Piotrem 
Szpakowiczem. „Był to uroczy człowiek. 
Nie pamiętam, żeby się z kimś pokłócił. 
Zmarł przedwcześnie w 1981 roku, w wieku 
50 lat” – wspomina.

OPERATORSKIE 
MAJSTERSZTYKI
„Szpakowicz realizował filmy techniką 
ożywionego malarstwa. Nakładając farby 
szpachlą, tworzył bryłowatą fakturę swo-
ich obrazów. Ja zaś tzw. oświetleniem śli-
zgowym dodawałem do niej cienie i bliki. 
Wszystko razem przydawało filmom pla-
styczności” – twierdzi Ptasiński. Może się 
pochwalić niejednym majstersztykiem 
operatorskim, uzyskanym niekoniecznie 
w dobrych warunkach technicznych, jakie 
zapewniły urządzenia dopiero z czasem 
zakupione dla Studia: wieloplan, reprojek-
tor itp. „Początkowo do realizacji filmów 
służył tzw. trzepak: dwie kolumny drew-
niane, a na nich deska, nad którą zwisała 
kamera” – mówi operator.

A jednak talent twórców z „Miniatur” 
pokonywał wszelkie przeszkody. „W Tajem-
nicy Wiklinowej Zatoki Wiesława Zięby 
(serial: 1984-1988, film kinowy: 1985), ze 
zdjęciami Barbary Stankiewicz, imitowa-
łem taflą szklaną zdjęcia podwodne. Na 
tafli, wskutek tego, że w trakcie odlewania 
jej w hucie szkła zatrzymałem maszynę, 
powstał wałek. Przed kamerą poruszałem 
tym fragmentem z wałkiem, dzięki czemu 
postaci animowane – to skracając się, to 
wydłużając – wyglądały, jak by pływały 
w wodzie” – tłumaczy Ptasiński.

„Z kolei w finale Skansenu (1978) Witolda 
Giersza widzimy świecące, białe i czer-
wone, reflektory pędzących aut. Aby uzy-
skać ten efekt, wyciąłem w czarnym kar-
tonie otwory, przez które przepuszczałem 
skondensowane i odpowiednio zabarwione 
folią światło z reflektora. Chcąc wzmocnić 
wrażenie mknących nocą samochodów, fil-
mowałem z lekką nieostrością. Dodatkowa 

trudność polegała na tym, że w tej scenie 
kamera wciąż się oddala. Ale wszystko się 
udało, toteż oglądając rezultat na ekranie, 
odczułem satysfakcję” – cieszy się pan Jan.

Największą sprawił mu Tryumf pana 
Kleksa (Polska/Irlandia 2001) Krzysztofa 
Gradowskiego. Jest to film w większości 
animowany i właśnie do tej części Ptasiński 
zrobił zdjęcia. „Sporo tu efektów świetl-
nych: błyskawic, halacji itp. Wiele osób, 

chwaląc ich realizm i perfekcję, sądziło, 
że wygenerowano je cyfrowo. W rzeczy-
wistości filmowałem prawdziwe światła, 
których technologia cyfrowa – mimo jej 
wielu bezspornych przewag nad analo-
gową – nie jest w stanie idealnie podro-
bić” – uważa Ptasiński.

INNE CIEKAWE ZAJĘCIA
Nasz bohater, pracując w Studiu Miniatur 
Filmowych, parał się też samą animacją, 
czego przykładem może być film kom-
binowany Stanisława Manturzewskiego 
W tym szaleństwie… (1979), czy rysun-
kowy Macieja Majewskiego, ze zdjęciami 
Piotra Furmankiewicza – Krasicki reakty-
wacja (2007). 

Ptasiński robił ponadto zdjęcia specjalne 
(trickowe) do filmów dokumentalnych 
i fabularnych. Z ważniejszych dokumentów 
wymieńmy Jeszcze czekam… (1982) i Nie-

Tryumf pana Kleksa,  
reż. Krzysztof Gradowski

Jan Maciej Ptasiński
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rownik. Postać patrona zain-
spirował grany przez Bartolo-
meo Pagano siłacz – bohater 
kilkudziesięciu włoskich przed-
wojennych filmów. Już w 2010 
roku DKF został nominowany 
do nagród PISF-u i działa nie-
przerwanie do dziś, programo-
wany już samodzielnie przez 
Pawła Kortę. 

KINO DLA 
KAŻDEGO
„Wierzę, że jako kino, które 
działa pod skrzydłami Domu 
Kultury, zobowiązani jesteśmy 
do krzewienia kultury w jej 
różnych postaciach” – podkre-
śla Paweł Korta. I z tą myślą 
z tyłu głowy plecie codzienną 
siatkę tytułów. „Bardziej roz-
rywkowy repertuar może 
zachęcić widzów do obejrzenia 
filmów wymagających, może 
przyjścia na DKF” – wierzy i to 
podejście zdaje się sprawdzać. 

W czasie ograniczeń pande-
micznych projekcje DKF-u były 
jednymi z najbardziej oblega-
nych. Po powrocie do normal-
ności, to widzowie DKF-u sta-
wili się jako pierwsi, pociągając 
za sobą innych. „Stopniowo 
odbudowujemy widownię, 
dziś frekwencja sięga około 
70 proc. tego, co było przed 
Covid-19” – odpowiada Paweł 
Korta. „Wierzę, że wkrótce 
wróci w 100 proc. do dawnego 
stanu. Wokół kina wykształ-
ciła się społeczność, która cią-
gle chętnie przyjmuje do swo-
jego grona nowych członków. 
Przychodzą, choćby się »waliło 
i paliło«, bez względu na pan-
demię, streaming i inne wyna-
lazki. Po prostu kochają kino. 
To oni sprawiają, że Regis jest 
tak żywym miejscem, a mnie 
motywują do dalszej pracy: 
szukania ciekawych produkcji, 
także spoza głównego obiegu 
dystrybucyjnego, ściągania 
gości, przeprowadzania roz-
mów o filmach. O to chyba 
w tym wszystkim chodzi”. 

Dagmara 
Romanowska
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widowni i repertuarze. 
Przed pandemią frekwencja 

w Regisie wynosiła nawet 45 tys. 
(Bochnia liczy nieco ponad 28 
tys. mieszkańców). W codzien-
nym programie popularne ogól-
nopolskie propozycje sąsiadują 
z ambitnymi produkcjami arty-
stycznymi. Od końca 2009 roku 
w kinie działa DKF „Maciste”. 
Założycielami klubu byli Jacek 
Dziduszko i Stanisław Liguziń-
ski, ze wsparciem Luizy Sawic-
kiej-Hofstede i samego Pawła 
Korty. DKF „Maciste” powstał 
z przekształcenia działających 
przez kilka lat: Bocheńskiej 
Akademii Filmowej i Klubu 
Kinofilów pod wezwaniem 
Maciste” – odpowiada kie-

KINO REGIS W BOCHNI

Sąsiedztwo Krakowa było 
dla nas zawsze dobro-
dziejstwem i w jakimś 
sensie przekleństwem 

zarazem” – barwną opowieść 
o miejscu i mieście rozpo-
czyna Paweł Korta, kierownik 
kina Regis. „Z jednej strony 
w  Bochni zawsze mocno 
odczuwalne były wpływy 
artystyczne spod Wawelu. Od 
zawsze chętnie odwiedzali nas 
różni krakowscy artyści: mala-
rze, muzycy, potem również fil-
mowcy, fotografowie, a to roz-
budziło i utrzymuje ciekawość 
mieszkańców. Z drugiej strony 
w pogoni za zaspokojeniem tej 
ciekawości bochnianie w nie-
całą godzinę dojechać mogą 
do Rynku Głównego i korzy-
stać z bogatej oferty kultural-
nej dużego miasta. Ta specyfika 
wpływa na to, jak kształtujemy 
naszą lokalną ofertę” – wyjaśnia. 
Kino w Bochni, na miejscu, bez 
40-kilometrowej wycieczki, jest 
potrzebne. Bochnianie poko-
chali je już w 1913 roku.

KINOWY ZAWRÓT 
BOCHNI
„To ciekawy kinowo dla Bochni 
rok” – śpieszy z wytłumacze-
niem Paweł Korta. To właśnie 
w 1913 roku z inicjatywy Koła 
Towarzystwa Szkoły Ludowej 
uruchomiony został Teatr 
Świetlny Zorza. „Po eleganc-
kim budynku, w którym się 
mieścił, nie ma już śladu. Pozo-
stały pocztówki i ślady w archi-
waliach. Zorza była świetnie 
wyposażona, imponowała wnę-
trzami i fasadą” – opowiada 

Korta. – „Mało które mia-
sto wielkości Bochni mogło 
poszczycić się w tym okresie 
obiektem tej klasy”. Kino pod 
różnymi nazwami działało dość 
długo. W 1924 roku przemia-
nowane zostało na Redutę, 
a pięć lat później w Mary-
sieńkę. „Te szczegóły wyma-
gają jeszcze zweryfikowania, 
ale na takie wzmianki natra-
fiłem w czasie wstępnej kwe-
rendy, gdy starałem się zbadać 
dzieje lokalnych kin. Budy-
nek rozebrany został w 1945 
roku” – kontynuuje mój roz-
mówca. 

W tym samym 1913 roku 
na mapie miasta pojawił się 
też inny obiekt wart filmowej 
uwagi: Dom Robotniczy wraz 
z Czytelnią Robotniczą zrze-
szającą górników i zajmującą 
się szeroko pojętą działalnością 
kulturowo-edukacyjno-dys-
kusyjną. „I tu uruchomiono 
kino. Zyskało uroczą nazwę: 
Syrenka – zachowała ją dysko-
teka, która wiele dekad później 
przejęła gmach. Jeden z pro-
jektorów z Syrenki – model 
AP-8Z  – wyeksponowany 
jest dziś w holu kina Regis” – 
mówi Korta i wymienia jesz-
cze inne sale, które zapraszały 
bochnian na projekcje filmowe. 
Kino Wanda działało przez 
rok, w latach 1935-1936, Bał-
tyk od 1936 do 1938. Informa-
cje o tych obiektach pozostają 
jednak skąpe.

W latach 30. XX wieku boch-
nianie doczekali się jeszcze jed-
nego kina: Raju, które zajęło 
gmach nieopodal bazyliki św. 

tytuły. Do miasta soli zaczęły 
trafiać równolegle z kinami 
w całej Polsce.

„Projektor cyfrowy nabyli-
śmy dzięki wsparciu z Funda-
cji Rozwoju Kina, w ramach 
Małopolskiego Regionalnego 
Programu Operacyjnego – 
byliśmy jednym z pierwszych 
kin w Małopolsce z tak nowo-
czesnym wyposażeniem. Przed 
Tarnowem, a nawet przed czę-
ścią kin krakowskich. To zapro-
wadziło naszą ekipę do udziału 
w debacie na temat cyfryzacji 
w Parlamencie Europejskim. 
Stare dzieje” – mówi Paweł 
Korta. Premierowy cyfrowy 
seans (pokazano Starcie Tyta-
nów 3D) odbył się 9 kwiet-

nia 2010 roku. „Na regularne 
projekcje trzeba było poczekać 
do zakończenia żałoby naro-
dowej. Poza pandemią to był 
jedyny czas, kiedy musieliśmy 
zamknąć nasze podwoje dla 
widzów” – zaznacza. 

Dziś Regis gra filmy w dwóch 
salach – większa, na 130 miejsc, 
wyposażona jest w laserowy 
projektor cyfrowy, nowocze-
śnie urządzona, a druga – stu-
dyjna, z 50 fotelami, bazuje na 
projekcjach z Blu-raya. „Chcie-
libyśmy uruchomić i drugi pro-
jektor cyfrowy, ale w dobie 
szalejącej inflacji musimy roz-
ważnie planować inwestycje” – 
komentuje Korta. Skupia się na 
tym, co w kinie najważniejsze: 

bów kopalni soli” – wyjaśnia 
Paweł Korta. 

Oficjalna inauguracja nastą-
piła w sobotę 7 września 2002 
roku o nietypowej dla tego typu 
wydarzeń godzinie, a mianowi-
cie 8.45. „Część oficjalna trwała 
krótko, zaledwie kilkanaście 
minut, wszyscy bowiem cze-
kali na Pianistę, który trafił 
do Bochni dwa dni po świa-
towej premierze. Coś tak nie-
prawdopodobnego wydarzyło 
się w Bochni po raz pierwszy 
i chyba ostatni...” – relacjo-
nowano na łamach „Dzien-
nika Polskiego”. Po cyfryza-
cji w 2010 roku bochnianie 
wreszcie mogli przestać czekać 
na wypatrywane przez siebie 

Mikołaja. Bilety do tego filmo-
wego nieba kupić można było 
od 1938 roku. „Jego wojenne 
dzieje są mi mało znane, ale 
to kino, które w Bochni prze-
trwało najdłużej. Z czasem 
zyskało nową nazwę: Jutrzenka. 
Ja sam właśnie tu zakochałem 
się w filmie. Osiem razy byłem 
na Powrocie Jedi. Tu jeszcze 
oglądałem Matrixa. Jako dzie-
ciak obowiązkowo chodziłem 
na „Poranki”, w tym na wszyst-
kie Akademie Pana Kleksa”. Na 
sali zasiąść mogło 350 widzów. 
Był balkon i duże zaplecze.

W 2001 roku gmach wrócił 
do parafii i kino, nad którym 
pieczę sprawował Miejski Dom 
Kultury w Bochni, zamknęło 
swe podwoje, nie licząc oka-
zjonalnych pokazów, przygo-
towywanych przez dość nie-
oczywistych organizatorów. 
„Pamiętam, jak prowadzono 
tam kampanię jednej z partii – 
bodaj SLD. Sztab postanowił 
zaprosić bochnian na zestaw 
polskich komedii. Wstęp był 
za darmo, nie dziwi więc, że 
były oblegane. Impreza na 
całego – chyba udana, bo partia  
wygrała w mieście wybory” – 
śmieje się Korta.

UMARŁO KINO, 
NIECH ŻYJE KINO!
W roku 2002 postanowiono 
lukę po Jutrzence zagospoda-
rować. I tak na mapie miasta 
pojawiło się kino Regis. Skąd 
oryginalna, królewska nazwa, 
niespotykana w innych czę-
ściach kraju? „To na cześć 
jednego z najstarszych szy-

KRÓLEWSKIE KINO
Historia kina Regis wydaje się krótka – sięga 
zaledwie 2002 roku. To jednak miejsce, które 
wpisuje się w znacznie dłuższe filmowe dzieje 
miasta soli: Bochni.

Miejski Dom Kultury  
– kino Regis
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Od razu trzeba zaznaczyć, że 
„Marzenia filmowe Andrzeja 
Wajdy” są oparte głównie na 
rozmowach, które autor książki 

przeprowadził z reżyserem ponad pół 
wieku temu – w roku 1970. Już wtedy – 
po odliczeniu kilku projektów później 
zrealizowanych przez Wajdę i kilkunastu 
urzeczywistnionych przez innych reży-
serów – tych, które na zawsze pozostały 
tylko projektami, było blisko 40!

„Marzenia filmowe Andrzeja Wajdy” nie 
są oczywiście pierwszym przybliżeniem 
niespełnionych filmowych snów Mistrza. 
Niektóre pojawiały się w innych książkach 
o Wajdzie, w jego pamiętnikach i niezli-
czonych wywiadach, których udzielił. Sam 
Stanisław Janicki poświęcił im film doku-
mentalny Marzenia są ciekawsze (1999). 
Teraz jednak, zebrane w całość, są kolejną 
erupcją rozległych zainteresowań i impo-
nującej erudycji twórcy filmowego Popiołu 
i diamentu, wspartej kolosalnym oczyta-
niem (oczywiście rozmiłowaniem głównie 
w literaturze rodzimej, z Wyspiańskim na 
czele), znawstwem dziejów Polski, sztuki 
i kina. Można by rzec, że marzenia stały 
się jeszcze ciekawsze – także dlatego, że 

rzadko przerywa tok wypowiedzi swego 
rozmówcy, a jeśli to robi, to przeważnie po 
to, by podsunąć mu trafne pytanie. Dzięki 
temu osiąga rewelacyjny efekt: czytelnik ma 
wrażenie, że… nie czyta słów Wajdy, tylko 
słucha go, i „widzi”, tak jakby reżyser był 
przy nim obecny fizycznie! Dlatego jedyną 
poważniejszą pretensję do autora „Marzeń 
filmowych Andrzeja Wajdy” mam o to, że 
w jednej z rozmów co chwilę podrzuca reży-
serowi tytuł kolejnego niezrealizowanego 
(albo zrealizowanego, ale później) projektu, 
przez co i wywód Wajdy dostaje „zadyszki”, 
a czytelnik – zawrotu głowy od nadmiaru 
tytułów, nazwisk i faktów.

Jakież wreszcie są same niespełnione 
sny Mistrza? Bardzo różne rzecz jasna. 
Może dobrze, że niektóre nie ziściły się na 
jawie, ale wielu naprawdę szkoda. Wśród 
tych nieodżałowanych jest Zamach w Sara-
jewie, a wyszczególnienie go na okładce 
książki, na dodatek odręcznym pismem 
Wajdy, nabiera w czasach, w których nad 
światem znów zawisła groźba wojny świa-
towej, szczególnej wymowy. 

Są też zaskoczenia, bo oto okazuje się np., 
że Wajda, który zarzucał Krzyżakom Alek-
sandra Forda przekreślenie polskiej szkoły 
filmowej, sam myślał o nakręceniu filmu 
według tej powieści Sienkiewicza. Zaska-
kiwać może również brak zdjęć w książce 
bądź co bądź filmowej. Ale to słuszna decy-
zja, podyktowana chyba nie tylko wzglę-
dami finansowymi. Skąd miałyby się wziąć 
fotosy i werki z filmów, które nie powstały?

Na koniec trzeba powiedzieć o jeszcze 
jednej istotnej zalecie „Marzeń filmowych 
Andrzeja Wajdy”. To jest książka dwupłasz-
czyznowa. Na jednej płaszczyźnie mamy 
marzenia reżysera, na drugiej – opowieść 
o samej książce, m.in. o tym, jak pomysł 
na nią przyszedł do głowy Janickiemu po 
rozmowach z Wajdą na planie Krajobrazu 
po bitwie, rozmowach w niej przytoczonych 
i samych w sobie równie fascynujących, jak 
tytułowe marzenia.

Andrzej Bukowiecki

NIESPEŁNIONE SNY MISTRZA

można z nich wyczytać poglądy wielkiego 
filmowca na ewolucję kina i dowiedzieć się 
wiele o jego warsztacie twórczym: stosunku 
do scenariusza, rozwiązaniach insceniza-
cyjnych (Kartoteka Tadeusza Różewicza 
na skrzyżowaniu w centrum Warszawy!), 
pracy z aktorami itp.

Andrzej Wajda był znany z tego, że potra-
fił ciekawie, piękną polszczyzną, opowia-
dać o różnych rzeczach. Stanisław Janicki – 
historyk filmu i dziennikarz z wielką klasą, 
nie mówiąc o tym, że bardzo kompetentny – 

STANISŁAW JANICKI
„MARZENIA FILMOWE ANDRZEJA WAJDY”
WYDAWNICTWO AUSTERIA, 2023
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Mija właśnie dekada od pierw-
szej książkowej publikacji dr 
Moniki Bator – polonistki, 
kulturoznawczyni, badaczki 

z Instytutu Literaturoznawstwa i Języko-
znawstwa UJK w Kielcach, czyli znako-
mitego „Życia filmowego w województwie 
kieleckim do 1939 roku”, jednej z najważ-
niejszych i – wiem z własnego doświad-
czenia – najsilniej inspirujących tego 
typu monografii w Polsce (zauważmy tu, 
że przedwojenne Kieleckie było ponad-
dwuktornie większe od dzisiejszego 
Świętokrzyskiego i obejmowało także 
Radom, Częstochowę czy Sosnowiec).

Pozostając w swoim regionie, Bator przyj-
rzała się po pewnym czasie piśmienniczemu 
dorobkowi Stefanii Heymanowej, świetnej 
krytyczki filmowej, która po powstaniu war-
szawskim osiadła w Kielcach i publikowała 
w tamtejszym „organie prasowym Komi-
tetu Wojewódzkiego PZPR”. Tak powstało 
opracowanie „Z naszych ekranów. Recenzje 
filmowe Stefanii Heymanowej-Majewskiej 
na łamach »Słowa Ludu« w latach 1950-
-1965” (wyd. UJK, Kielce 2016). Z ponad 

tygodnika ilustrowanego „Bluszcz”. I oto 
otrzymaliśmy „Z życia ekranu. Piśmiennic-
two filmowe Stefanii Heymanowej na łamach 
czasopisma »Bluszcz« w latach 1928-1939”. 
Podobne są nie tylko tytuły, ale i oprawa gra-
ficzna obu książek. Jest tu konsekwencja. To 
też wartość. Tyle że nowa książka jest niemal 
dwukrotnie obszerniejsza. Zawiera bowiem 
komplet recenzji Heymanowej ogłoszonych 
w „Bluszczu” w niezmiennie drobiazgo-
wym opracowaniu. Przedruki poprzedza 
pokaźny wstęp, w którym autorka zbiera, 
ekstraktuje z dorobku krytyczki jej reflek-
sje na temat różnych kinematografii, ekra-
nowych adaptacji, ale też znowu o kultu-
rze filmowej i publiczności czy „kinie (dla) 
kobiet”. Niezwykle wartościowa i odkrywcza 
to lektura. Pokazuje nie tylko, jak szeroko 
i głęboko rozumiała film Heymanowa, ale 
też pozwala przyjrzeć się imponującemu 
bogactwu repertuaru przedwojennych kin.

Coraz gęściej się robi na półce z dawną, 
jakościową, mądrą publicystyką filmową 
w krytycznym opracowaniu. Stoją już na 
niej tomy z tekstami Antoniego Słonim-
skiego, Andrzeja Własta, Stefanii Zahor-
skiej, a także „Polski film fabularny 1918-
-1939. Recenzje” czy „Od Sodomy i Gomory 
do Pépé le Moko. Film zachodnioeuropej-
ski w polskiej prasie 1918-1939. Recen-
zje”. I dwa Heymanowej. A w planach jest 
trzeci – z tekstami rozproszonymi w (przed-
wojennych) „Filmie”, „Kinie” czy „Wiado-
mościach Literackich”.

W 1958 roku Stowarzyszenie Dzienni-
karzy Polskich po raz pierwszy przyznało 
Nagrodę im. Karola Irzykowskiego za dzia-
łalność na polu krytyki filmowej. Troje 
było laureatów: Jerzy Płażewski, Krzysztof 
Teodor Toeplitz oraz Stefania Heymano-
wa-Majewska. Wówczas wspominała, że 
filmy pochłaniała od 1920 roku. Pięć tygo-
dniowo. Z wyłączeniem okresu okupacji. 
Zmarła w Kielcach w 1965 roku w wieku 75 
lat, więc kinu i kulturze filmowej poświę-
ciła blisko pół wieku.

Maciej Gil

BATOR CZYTA HEYMANOWĄ

pół tysiąca artykułów (głównie recenzji, ale 
też wywiadów czy felietonów) badaczka 
wybrała do druku nieco ponad sto i opa-
trzyła je licznymi przypisami, a także boga-
tym krytyczno-biograficznym wstępem. 
Wyróżniają się tu teksty poświęcone nie 
tyle poszczególnym produkcjom, co kul-
turze filmowej – o meandrach krytyki czy 
o roli dyskusyjnych klubów filmowych (była 
zresztą współtwórczynią i działaczką pierw-
szego kieleckiego klubu).

Teraz z kolei, pozostając przy swojej boha-
terce, Monika Bator wróciła do czasów 
przedwojennych, ale przeniosła się do War-
szawy, gdzie mieściła się redakcja poczytnego 

MONIKA BATOR
„Z ŻYCIA EKRANU. PIŚMIENNICTWO 
FILMOWE STEFANII HEYMANOWEJ 
NA ŁAMACH CZASOPISMA »BLUSZCZ« 
W LATACH 1928-1939”
WYDAWNICTWO UNIWERSYTETU JANA 
KOCHANOWSKIEGO, 2022

W okresie dwudziestolecia film już na 
dobre zagościł w kulturze. Dużą gratką 
jest spuścizna pisarska fenomenalnej 
krytyczki filmowej Stefanii Heymanowej, 
zaskakująca wieloma refleksjami i faktami 
dotyczącymi X Muzy w międzywojniu.
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Żaden reżyser nie zrobił wszystkich 
filmów, jakie chciał. Ale poza Andrzejem 
Wajdą chyba nie było reżysera, który 
pozostawił po sobie tyle wspomnień o tych 
niezrealizowanych. Jest wielką zasługą 
Stanisława Janickiego, że możemy się 
z tymi wspomnieniami zapoznać. 
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IN MEMORIAM

2 maja zmarł Paweł Smoleński (65 l.), dziennikarz, 
reporter i pisarz, scenarzysta filmów dokumental-

nych. Współpracował z pismami drugiego obiegu, pu-
blikował także w paryskiej „Kulturze”. Używał pseu-
donimu „Tomasz Jerz”. W 1989 został dziennikarzem 
„Gazety Wyborczej”, z którą zawodowo związany był 
do śmierci. Autor książek o tematyce politologicznej, 
m.in. „Pokolenie kryzysu”, „Salon patriotów”, „Irak. Pie-
kło w raju”. Napisał też zbiór reportaży i esejów „Izrael 
już nie frunie” i wydał „Balagan. Alfabet izraelski – su-
biektywny słownik-przewodnik po Izraelu”. Na podsta-
wie jego scenariuszy powstały filmy dokumentalne: Był 
sobie mur Andrzeja Titkowa, Henia tamta i ta Natalii 
Korynckiej-Gruz, Kobiety w mundurach Mikołaja Gó-
reckiego i Marty Miaskowskiej. Razem z Titkowem zre-
alizował również film Jestem ostatnia oraz współpraco-
wał reżysersko przy dokumencie Marcela Łozińskiego 
Po zwycięstwie 1989-1995. Paweł Smoleński za swo-
ją twórczość literacką i reporterską otrzymał wiele na-
gród i wyróżnień, a za wybitne zasługi w działalności na 
rzecz przemian demokratycznych w Polsce został od-
znaczony Krzyżem Kawalerskim Orderu Odrodzenia 
Polski.

4 maja zmarł Marcin Tomaszewski (47 l.), dzien-
nikarz, reżyser filmów dokumentalnych związany 

z bydgoskim oddziałem TVP. Realizował programy kul-
turalne, publicystyczne, a także filmy oraz reportaże po-
święcone historii. Na antenie Telewizji Polskiej tworzył 
takie programy, jak „A to historia”, „Lekcja historii” czy 
„Przechodzimy do historii”. Relacjonował festiwal Ener-
gaCAMERIMAGE, przeprowadzając wywiady z wieloma 
światowymi twórcami kina. Był ponadto autorem (sce-
nariusz i reżyseria) takich filmów dokumentalnych, jak 
Zapomniany bohater, O jedno miasto, Dzieci Potulic czy 
Amerykanin z Torunia.

6 maja zmarła Bożena Biernacka (89 l.), aktorka te-
atralna, radiowa i telewizyjna. Występowała w te-

atrach warszawskich: Ateneum (1958-60) i Polskim 
(1960-69), a w latach 90. także w Teatrze Dramatycz-
nym im. Jerzego Szaniawskiego w Wałbrzychu. Spora-
dycznie pojawiała się na małym ekranie, grając w spek-
taklach Teatru Telewizji. Warto wymienić tutaj takie 
tytuły, jak Bal manekinów w reżyserii Zygmunta Hübne-
ra, Powrót taty Tadeusza Byr skiego, Szelmostwa Skape-
na Jana Kulczyńskiego, Tonio Kruger Ludwika Rene czy 
Klara i Angelika Ireneusza Kanickiego. Bożena Biernac-
ka chętnie też występowała w słuchowiskach Teatru Pol-
skiego Radia.

6 maja zmarł Jacek Kęcik (65 l.), reżyser widowisk, fe-
stiwali, koncertów, programów telewizyjnych i tele-

dysków. Był absolwentem studiów na Wydziale Dzien-
nikarstwa i Nauk Politycznych UW oraz Zaocznego 
Wyższego Zawodowego Studium Scenariuszowego 

PWSFTviT w Łodzi. Współpracował reżysersko przy fil-
mie fabularnym Cyrk odjeżdża Krzysztofa Wierzbiań-
skiego, był producentem serialu Zaklęta reżyserowane-
go przez Piotra Łazarkiewicza i Piotra Mikuckiego oraz 
dwukrotnie wystąpił w rolach aktorskich: w serialu Wa-
kacje w reżyserii Annette Olsen oraz w Przystani – de-
biucie Jana Hryniaka. W latach 1989-91 był dyrektorem 
artystycznym Odeon CMC – pierwszej firmy produkują-
cej filmy reklamowe w Polsce; w latach 1991-93 był dy-
rektorem ITI Film Studio, a w latach 1993-2001 był za-
łożycielem i prezesem firm filmowo-postprodukcyjnych: 
OTO, Orka i O’Kay.

6 maja zmarł Jerzy Redlich (92 l.), dziennikarz, tłu-
macz, wieloletni korespondent TVP w Moskwie, 

twórca filmów dokumentalnych. Był absolwentem Wy-
działu Ekonomii Politycznej Uniwersytetu w Lenin-
gradzie (obecnie Petersburg). W latach 1990-93 pełnił 
funkcję szefa grupy korespondentów TVP w Moskwie, 
a w latach 1997-2004 był rosyjskojęzycznym korespon-
dentem Radia Swoboda. Od chwili powstania, tzn. od 
1990, współredagował rosyjskojęzyczny miesięcznik 
„Nowaja Polsza” założony przez Jerzego Pomianowskie-
go. Jerzy Redlich zrealizował też takie filmy dokumen-
talne, jak Żołnierze Führera podbijają Polskę czy Cios 
w plecy, oraz był autorem komentarzy w dokumentach 
Janusza Kidawy: Chwila wspomnień – rok 1971, Pocztów-
ki z Polski (współreż. Mirosław Chrzanowski) i Pierw-
sze lata. 

8 maja zmarł Jan Kozikowski (52 l.), scenograf, ko-
stiumograf, aktor. Był absolwentem Wydziału Ak-

torskiego warszawskiej PWST, studiował również w Ka-
tedrze Scenografii ASP w Warszawie. Autor przeszło 
70 scenografii teatralnych do przedstawień Anny Se-
niuk, Izabeli Cywińskiej, Agnieszki Glińskiej, Bożeny 
Suchockiej, Jana Englerta, Piotra Kruszczyńskiego, Mar-
ka Fiedora, Piotra Cieplaka, Artura Tyszkiewicza, Woj-
ciecha Malajkata i innych polskich reżyserów. Pracował 
na scenach stołecznych Teatrów: Narodowego, Dra-
matycznego, Studio, Powszechnego, Ateneum, na Wo-
li, a także Narodowego Starego Teatru i Teatru Bagatela 
w Krakowie, Teatru im. Jana Kochanowskiego w Opolu, 
Teatru Polskiego i Współczesnego we Wrocławiu, Teatru 
Wybrzeże w Gdańsku i Teatru Miejskiego w Gdyni, Te-
atru Polskiego i Teatru Nowego w Poznaniu, Teatru im. 
Juliusza Osterwy w Lublinie i innych, w tym również of-
fowych. Wielokrotnie pracował dla telewizji i kina, ro-
biąc scenografie i kostiumy do spektakli Teatru Telewizji 
oraz takich filmów, jak Pół serio Tomasza Koneckie-
go, Ciało i Testosteron Koneckiego i Andrzeja Saramo-
nowicza. Jako aktor wystąpił w kilku przedstawieniach 
telewizyjnych oraz w serialu Boża podszewka Izabelli 
Cywińskiej. Jan Kozikowski był członkiem Polskiej Aka-
demii Filmowej.
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P oznaliśmy się przed 46 laty, 
kiedy Stanisław Lenartowicz 
dosta ł  Nagro dę  CIDALC 
(Komisji UNESCO ds. Rozpo-

wszechniania Sztuki i Literatury przez 
Film) za Portret (1977) na Krakowskim 
Festiwalu Filmów, noszącym wówczas 
nazwę Międzynarodowego Festiwalu 

Stanisław Lenartowicz
STASIU Z ULICY  
SEZAMKOWEJ

Filmów Krótkometra-
żowych (1977). Debiu-
towałem wtedy w Biu-
rze Programowym tej 
imprezy i do moich 
obowiązków – jakże 
miłych  – należało 
powiadamianie arty-
stów o przyznanych im 
nagrodach. Rok póź-
niej, podczas Prze-
glądu Filmów o Sztuce 
w Zakopanem (1978), 
powierzono mi licze-
nie głosów w plebiscy-
cie publiczności. Ku 
mojemu zdumieniu – 
i radości – zwyciężył… 
Lenartowicz filmem 
Portret. Festiwalowi 
goście tym razem uho-
norowali nie kolejny 
solidny portret arty-
sty i jego dzieła – jak 
to zazwyczaj bywało – 
a skromną, subtelną, 
pełną poezji animację 

o przemijaniu. Sześć lat później miałem 
przyjemność – jako członek jury – wrę-
czać reżyserowi Srebrne Koziołki za Aino 
(1983), odcinek ekranizacji fińskiego 
eposu narodowego Kalevala, podczas 
finałowej gali Ogólnopolskiego Festiwalu 
Filmów dla Dzieci i Młodzieży w Pozna-
niu (1984). W latach 90. mogłem zaszpa-

nować tą znajomością mojemu synowi, 
fanowi Ulicy Sezamkowej, Lenartowicz 
był bowiem współtwórcą polskiej edy-
cji tego bestsellerowego programu tele-
wizyjnego. Stasiu z Ulicy Sezamkowej…

Urodził się 19 lipca 1939 roku w Łodzi, 
całe swe zawodowe życie związał z tym 
miastem. W filmie animowanym zade-
biutował jako pierwszy z licznego grona 
absolwentów łódzkiego Liceum Technik 
Plastycznych, którzy w latach 60. ubie-
głego wieku zasilili kadrę Studia Małych 
Form Filmowych Se-ma-for. Profesji ani-
matora uczył się praktycznie na planie, 
potem dopiero uzupełnił swą filmową 
edukację, kończąc zaocznie Wydział Reży-
serii łódzkiej Szkoły Filmowej (1978). 

Zaczynał od odcinków popularnych 
seriali: Przygody Sindbada żeglarza (1969) 
i Klechdy polskie (1970-1971). Za autorską 
opowieść dla najmłodszych Jak Stolem 
gasił gwiazdy (1974) otrzymał Poznań-
skie Koziołki oraz Marcinka na IV Ogól-
nopolskim Festiwalu Filmów dla Dzieci 
i Młodzieży w Poznaniu (1975). Dużą 
popularność oraz wiele festiwalowych lau-
rów, ze Srebrnymi Koziołkami w Pozna-
niu (1984) na czele, przyniosła mu efek-
towna Kalevala (1983-1986). Film urzeka 
oryginalną plastyką, znakomicie oddającą 
klimat dzieła, czyniąc ten miniserial nie-
zwykle atrakcyjnym zarówno dla dzieci, 
jak i dla dorosłych. Bo warto zauważyć, że 
Lenartowicz poza twórczością dla dzieci 
zajmował się także realizacją wysublimo-
wanych plastycznie autorskich filmów dla 
dorosłych, m.in. inspirowane słynnym 
obrazem Édouarda Maneta Śniadanie na 
trawie (1975) przyniosło mu II nagrodę 
na festiwalu w Linzu (1976).

Uprawiał wszystkie gatunki filmu ani-
mowanego, poczynając od rysunkowego, 
poprzez lalkowy po wycinankowy, reali-
zował także krótkie fabuły i dokumenty. 
„W moich filmach przewija się motyw 
okna, który mnie fascynuje. Rozjaśnia-
nie się ekranu wraz z początkiem pro-
jekcji filmu jest według mnie swoistym 
otwieraniem okna” – mówił w jednym 
z wywiadów. I dodawał: „Nie ma jednego 
okna, przez które patrzymy na świat. 
Jest wiele rozmaitych ekranów, projek-
cji rzeczywistości, które nosi w sobie 
każdy z nas. Sensualne wrażenia, jakie 
pozostawiają w nas obrazy, są silniejsze 
od logicznej argumentacji”. Jego ostatni 
film nosił tytuł Ruchome okno (2008)…

Jerzy Armata

Scenarzysta, autor oprawy plastycznej 
i reżyser filmów animowanych, a także 
krótkometrażowych fabuł i dokumentów 
oraz widowisk telewizyjnych i programów 
poetyckich, wieloletni członek SFP, zmarł 
7 maja, w wieku 83 lat.

Stanisław Lenartowicz
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IN MEMORIAM VARIA

SKS członkiem CICAE

Stowarzyszenie Kin Studyj-
nych zostało przyjęto w poczet 

nowych członków CICAE Mię-
dzynarodowej Konfederacji Kin 
Artystycznych. „Jednogłośna 
decyzja zarządu Confédération 
Internationale des Cinémas d’Art 
et d’Essai o przyjęciu reprezentu-
jącego 240 polskich kin Stowarzy-
szenia Kin Studyjnych do CICAE 
jest dla nas dużym wyróżnieniem 
i wyrazem uznania dla naszych 
dotychczasowych działań” – 
powiedziała Marlena Gabryszew-
ska, prezeska Stowarzyszenia Kin 
Studyjnych. To ważny krok w roz-
woju SKS na arenie międzynaro-
dowej. „Członkostwo jest szansą 
wymiany doświadczeń i poglą-
dów, ale przede wszystkim wspól-
nego planowania polityki legisla-
cyjnej i finansowej w strukturach 
europejskich” – dodała prezeska 
SKS. Kina studyjne, w wielu kra-
jach traktowane jak dobro naro-
dowe, stanowią ośrodki, bez któ-
rych produkcje artystyczne, filmy, 
które kształtują wrażliwość i doj-
rzałość społeczną nie miałyby 
szans na spotkanie z widzami. To 
również najbardziej odpowied-
nie miejsca, w których widzo-
wie mogą odkryć kinemato-
grafie z całego świata. Przemysł 
kina artystycznego to też rynek, 
który łączy filmy wysokiej jakości 
z ich głównymi „konsumentami”, 
czyli miłośnikami kina. Podczas 
tegorocznego, 76. MFF w Cannes  
odbyło się doroczne Walne 
Zgromadzenie CICAE. Preze-
sem na kolejną kadencję został 
wybrany Christian Bräuer z AG 
Kino, a wiceprzewodniczącymi 
zostali Marlena Gabryszewska 
oraz Guillaume Bachy, Domenico 
Dinoia i Peggy Johnson. Kaden-
cja Gabryszewskiej potrwa do 
maja 2025 roku. CICAE jest sto-
warzyszeniem non-profit zrzesza-
jącym ponad 2100 kin artystycz-
nych z ponad 4200 ekranami, 
w 42 krajach świata, od 1955 
roku. Jego celem jest promowa-
nie różnorodności kulturowej 
w kinach i na festiwalach filmo-
wych.

10 maja zmarła Krystyna Łubieńska (90 l.), aktorka te-
atralna, filmowa, radiowa i telewizyjna. Była absol-

wentką Studia Teatralnego we Wrocławiu. Występowała 
w Teatrach: Młodego Widza we Wrocławiu (1950-56), Dol-
nośląskim w Jeleniej Górze (1955), Rozmaitości we Wro-
cławiu (1956-58), Wybrzeże w Gdańsku (1958-63, 1964-
-92 i 2001), Ziemi Mazowieckiej w Warszawie (1963-64), 
Śląskim w Katowicach (1970-71) oraz im. Juliusza Osterwy 
w Lublinie (1971). Na scenie grała u największych reżyse-
rów – Andrzeja Wajdy, Bohdana Korzeniewskiego, Zyg-
munta Hübnera, Macieja Prusa, Krzysztofa Babickiego, Ja-
nusza Wiśniewskiego. Od czasu do czasu przyjmowała 
propozycje ekranowe. Z jej filmografii warto wymienić ta-
kie tytuły, jak Mój stary Janusza Nasfetera, Na całość Fran-
ciszka Trzeciaka, Przedwiośnie Filipa Bajona, oraz seriale: 
Radio Romans, Tygrysy Europy, Lokatorzy i Sąsiedzi. Kry-
styna Łubieńska, choć warszawianka z urodzenia, to swo-
ją karierę aktorską związała z Trójmiastem, pracując kil-
kadziesiąt lat na scenie Teatru Wybrzeże i zjednując sobie 
ogromną sympatię publiczności. Gdy obchodziła swój wiel-
ki jubileusz, ówczesny prezydent Miasta Gdańska – Paweł 
Adamowicz – skierował do niej w liście jubileuszowym ta-
kie słowa: „Jest parę obiektów, bez których nie wyobrażam 
sobie Gdańska: Żuraw, Fontanna Neptuna, Krystyna Łu-
bieńska”.

10 maja zmarł Włodzimierz Straszkiewicz (74 l.), 
operator kamery. Swoje zawodowe życie związał 

głównie z Teatrem Telewizji. Jako operator kamery pra-
cował przy tak znanych spektaklach, jak Parady w reży-
serii Krzysztofa Zalewskiego, Noc listopadowa Andrzeja 
Wajdy, Szalona Greta Ryszarda Bera, Przedwiośnie Woj-
ciecha Solarza, Kaprys i Przedstawienie Hamleta we wsi 
Głucha Dolna Olgi Lipińskiej, Deszcz i Oficyna Barba-
ry Borys-Damięckiej, Czarodziejska góra Jerzego Marku-
szewskiego czy Upiór w kuchni Janusza Majewskiego.

13 maja zmarł Wincenty Grabarczyk (91 l.), aktor 
teatralny, filmowy i telewizyjny, reżyser teatralny. 

Był absolwentem Katowickiego Studia Dramatycznego. 
Występował w Teatrach: Śląskim w Katowicach (1952-
-59; 1965-68), Nowym w Zabrzu (1959-61; 1963-65; 
1968-86, 1998-2001), Zagłębia w Sosnowcu (1961-63), 
Wybrzeże w Gdańsku (1986-93). W latach 1993-96 był 
dyrektorem artystycznym Teatru Nowego w Zabrzu. 
Od 2001 aż do śmierci występował w Teatrze Kwadrat 
w Warszawie. Wielokrotnie zagrał w spektaklach telewi-
zyjnych, a z jego filmografii należy wymienić takie tytu-
ły, jak Jest mi lekko i Ultimatum Janusza Kidawy, Niech 
żyje miłość Ryszarda Bera, Angelus Lecha Majewskiego, 
oraz seriale: Odlot Janusza Dymka, Dom Jana Łomnic-
kiego czy Blisko, coraz bliżej Zbigniewa Chmielewskie-
go. Ogromną popularność i sympatię widzów przyniosła 
mu rola Jeremiasza Bałuckiego w telenoweli Klan. Win-
centy Grabarczyk otrzymał wiele nagród i wyróżnień za 
swoje role teatralne, a za swoją pracę artystyczną został 

odznaczony Złotym Krzyżem Zasługi, Krzyżem Kawa-
lerskim Orderu Odrodzenia Polski oraz Srebrnym Me-
dalem „Zasłużony Kulturze – Gloria Artis”.

16 maja zmarła Anna Brzozowska (79 l.), reżyserka 
i scenarzystka filmów dokumentalnych. Była ab-

solwentką Wydziału Mechanicznego Politechniki War-
szawskiej oraz Wyższego Studium Zawodowego Realiza-
cji Telewizyjnej Programów Dziennikarskich PWSFTviT 
w Łodzi. W jej filmografii znajdziemy realizację wielu 
znakomitych dokumentów, w tym m.in. Proszę raz zapu-
kać i czekać (Srebrny Lajkonik na festiwalu w Krakowie), 
Jeszcze raz (Brązowy Laur na Festiwalu Filmów Sporto-
wych w Tarnowie), Być albo nie być łamagą, Magnes, Ro-
meo i Julia, Król basów. Bernard Ładysz, Książę malarzy 
polskich. Witold Pruszkowski, Barbara Falander – niena-
sycenie, Tylko skrzypce i coś więcej czy Mówili o nim, że 
lewituje. Anna Brzozowska była wieloletnią członkinią 
Stowarzyszenia Filmowców Polskich.

22 maja zmarł Bronisław Surmiak (89 l.), aktor te-
atralny, filmowy i telewizyjny. Był absolwentem 

Wydziału Aktorskiego warszawskiej PWST. Występował 
w Teatrach: Ateneum w Warszawie (1958-60), Bałtyc-
kim T. Dramatycznym im. Juliusza Słowackiego Kosza-
lin-Słupsk (1960-62), im. Aleksandra Węgierki w Bia-
łymstoku (1962-65), im. Stefana Jaracza Olsztyn-Elbląg 
(1965-69). Następnie był aktorem scen warszawskich – 
Teatrów: Ziemi Mazowieckiej (1969-78), Popularnego 
(1978-81), Rozmaitości (1981-83), Na Woli (1983-86) 
oraz Kwadrat (1986-2000). Sporadycznie grał w pro-
dukcjach filmowych i telewizyjnych. Z jego dorobku 
ekranowego należy wymienić takie tytuły, jak Dancing 
w kwaterze Hitlera Jana Batorego, Zaległy urlop Janusza 
Zaorskiego, oraz seriale: Dyrektorzy Zbigniewa Chmie-
lewskiego, Polskie drogi Janusza Morgensterna, Zmienni-
cy Stanisława Barei i Kuchnia polska Jacka Bromskiego, 
a także popularne sitcomy – Lokatorzy i Graczykowie.

25 maja zmarł Maciej Kujawski (70 l.), aktor teatralny, 
filmowy, telewizyjny i dubbingowy. Był absolwentem 

Wydziału Aktorskiego warszawskiej PWST. W latach 1979-
-86 występował w Teatrze na Woli w Warszawie, a od 1986 
był w zespole stołecznego Teatru Kwadrat. W jego dorob-
ku ekranowym znajdziemy role w spektaklach telewizyjnych 
oraz w licznych serialach, z których trzeba wymienić ta-
kie tytuły, jak Twarze i maski, Lokatorzy, Graczykowie, Dwie 
strony medalu, Ale się kręci, Egzamin z życia, 39 i pół, Prawo 
Agaty oraz przede wszystkim – przez wiele lat – Na Wspól-
nej. Jego ostatnią filmową rolą był Pan Miecio w fabule kino-
wej Marcina Bortkiewicza Tonia. Maciej Kawulski był rów-
nież znany młodym widzom z użyczenia głosu Kubusiowi 
Puchatkowi w polskiej wersji Disneyowskiej produkcji.

 
Oprac. Julia Michałowska

Aleksandra Majdzińska z Nagrodą 
im. Marka Nowakowskiego

Członkini Koła Scenarzystów Stowarzyszenia 
Filmowców Polskich, Aleksandra Majdzińska, 

otrzymała nagrodę za książkę „Szalom bonjour 
Odessa”. Nagroda im. Marka Nowakowskiego przy-
znawana jest corocznie przez Bibliotekę Narodową 
pisarzom za opowiadanie lub cykl opowiadań. 
W tym roku kapituła pod przewodnictwem prof. 
Macieja Urbanowskiego nagrodziła Aleksandrę 
Majdzińską za tom „Szalom bonjour Odessa” – 
portret miasta sprzed rosyjskiej agresji na Ukra-
inę, opisanego w krótkich, realistycznych obraz-
kach. To druga książka w dorobku Majdzińskiej. Jak 
zaznaczył w laudacji pisarz Wojciech Chmielew-
ski, książka ta, podobnie jak debiutancki „Morkut 
i inne opowiadania” jest „świadectwem narodzin 
pisarki realistki, przyglądającej się bacznie swoim 
bohaterom, wrażliwej na współczesność, ale także na 
historię, interesującej się ludzkimi losami, widzącej 
w literaturze o wiele więcej niż tylko zabawę czy 
rozrywkę”. Aleksandra Majdzińska jest pisarką i sce-
narzystką. Urodziła się w 1991 roku w Słupsku. 
Ukończyła studia filologiczne na Uniwersytecie 
Gdańskim oraz reżyserię na Wydziale Radia i Tele-
wizji im. Krzysztofa Kieślowskiego Uniwersytetu 
Śląskiego w Katowicach. Jednym z osiągnięć pisarki 
jest scenariusz do filmu krótkometrażowego Mleczny 
brat z 2014 roku, którego była współautorką. Film 
został wyreżyserowany przez Vahrama Mkhitary-
ana i zdobył nagrodę MFF Golden Apricot w Ery-
waniu oraz wiele krajowych nagród i wyróżnień. 
Za ten scenariusz Majdzińska otrzymała nomina-

cję do Nagrody im. Jana Machulskiego w kategorii 
najlepszy scenariusz. Podczas uroczystości w Biblio-
tece Narodowej, która odbyła się 14 maja w nowych 
czytelniach BN, laureatka otrzymała dyplom oraz 
statuetkę z brązu i granitu zaprojektowaną, a także 
wykonaną przez prof. Macieja Aleksandrowicza. 
Biblioteka Narodowa ustanowiła Nagrodę im. Marka 
Nowakowskiego w 2017 roku, trzy lata po śmierci 
pisarza. Nagroda ta jest nadawana za opowiada-
nie lub cykl opowiadań charakteryzujących się 
niekonwencjonalnością sądów, odwagą i precyzją 
myśli oraz pięknem słowa. Jej cechą szczególną jest 
docenienie małej formy, wymagającej pisarsko.
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Nowy partner tytularny Nowych Horyzontów

Po blisko sześciu latach prze-
rwy Międzynarodowy Festi-

wal Filmowy Nowe Horyzonty 
znów zyskuje partnera tytular-
nego. „Od tego roku zapraszamy 
do Wrocławia na MFF mBank 
Nowe Horyzonty. To rozwinięcie 
współpracy nawiązanej w 2019 
roku, a przed nami jeszcze co naj-
mniej trzy lata wspólnych dzia-
łań, w ramach których mBank 
będzie wspierał Nowe Horyzonty 
na wielu płaszczyznach” – napi-
sali organizatorzy w komunika-
cie prasowym. Partnerstwo tytu-
larne to rozwinięcie współpracy 
rozpoczętej w ramach 19. MFF 
Nowe Horyzonty. W kolejnych 
latach współpraca była rozbudo-
wywana m.in. w zakresie działań 
programowych (mBank był part-

nerem prestiżowej sekcji Pokazy 
Galowe), technologicznych (strefa 
filmów prezentowanych w VR) 
i promocyjno-marketingowych 
(np. realizacja podcastów „Więcej 
Nowych Horyzontów” na łamach 
portalu Filmweb oraz „Nowe 
Horyzonty: więcej dobrego kina” 
w RMF Classic). „Cieszymy się, że 
od teraz w nazwie tego świetnego 
festiwalu pojawia się także nasza 

marka. Z radością zapraszamy na 
Międzynarodowy Festiwal Fil-
mowy mBank Nowe Horyzonty. 
Podpisanie umowy o partnerstwie 
tytularnym to zwieńczenie czte-
roletniej, owocnej współpracy” – 
powiedział Rafał Jakubowski, 
dyrektor marketingu bankowości 
detalicznej mBanku i dodał: „Nasi 
klienci to ludzie ciekawi otacza-
jącego ich świata, rozwijający się, 

Aleksandra  
Majdzińska
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kość miejscowości i region) gru-
pie Polaków w wieku 15+ lat, 
w dniach 20 listopada –11  grud-
nia 2022 roku. Kolejne części 
opracowanych wyników bada-
nia będą publikowane na stro-
nie www.pisf.pl w części „Rynek 
filmowy” w zakładce „Badania 
i analizy”.

Nabór do konkursów 
Festiwalu Kamera 
Akcja

Ruszyły coroczne nabory Festi-
walu Kamera Akcja do kon-

kursów, w których doceniane są 
pisemne, dźwiękowe czy wizualne 
formy krytyczno-filmowe. Do  
4 września można nadsyłać teksty 
do Konkursu Krytyk Pisze, a do 
24 września zgłosić podcast lub 
vlog do Konkursu Krytyk Mówi. 
To doskonała okazja, by posta-
wić swoje pierwsze kroki w zawo-
dzie krytyka filmowego i dać się 
poznać szerokiej publiczności. 
Niezmiennie od wielu lat Festiwal 
Kamera Akcja wspiera młodych 

Laureaci konkursu Script Pro

Podczas uroczystej gali 3 maja, na Mię-
dzynarodowym Festiwalu Kina Nieza-

leżnego Off Camera, poznaliśmy laureatów 
tegorocznej edycji konkursu Script Pro. 
W kategorii „Film” nagrodę główną Stowa-
rzyszenia Filmowców Polskich (15 tys. zł) 
zdobył scenariusz „Mały człowiek” Tomasza 
Jeziorskiego, nagrody Stowarzyszenia Auto-
rów ZAiKS (po 5 tys. zł) otrzymały teksty: 
„Cyrograf ” Romana Pawłowskiego oraz 
„Noc Kupały” Tomasza Jurkiewicza i Pio-
tra Janusza. W kategorii „Film 15 minut” 
nagroda główna Fundacji Kyoto-Kraków 
(15 tys. złotych) powędrowała do Mateusza 

Pacewicza za „Stymulanty & Empatogeny”, 
a nagrody Stowarzyszenia Autorów ZAiKS 
(po 5 tys. zł) trafiły do Michaliny Fabijań-
skiej za „W poszukiwaniu grzechu” oraz 
Joanny Didik za „Cudowność”. W kate-
gorii „Audio” nagrodę główną Storytel – 
możliwość realizacji słuchowiska oraz 15 
tys. zł zdobył Tomasz Witkowski za tekst 
„Człowiek, którego zabiły książki”. Nagroda 
Stowarzyszenia Autorów ZAiKS (5 tys. zł) 
została przyznana również Tomaszowi Wit-
kowskiemu za tekst „Kowal i Alchemik”. 
Konkurs Script Pro jest organizowany przez 
Wajda School i Mastercard Off Camera we 

współpracy ze Stowarzyszeniem Filmow-
ców Polskich, Stowarzyszeniem Autorów 
ZAiKS, Storytel, WFDiF oraz Fundacją 
Kyoto-Kraków. To najważniejszy polski 
konkurs dla scenarzystów będących na 
początku kariery. Dla autorów konkurs jest 
szansą na rozwój, a dla producentów gwa-
rancją, że wybrane spośród kilkuset zgło-
szeń finałowe teksty zasługują na uwagę. 
Integralnym elementem Script Pro jest 
rozwój finałowych tekstów i dalsza praca 
nad nimi w Szkole Wajdy pod okiem czo-
łowych polskich filmowców, scenarzystów 
i konsultantów. 

aktywni i przedsiębiorczy. Cho-
dzą do kina, jeżdżą na festiwale, 
a my jesteśmy tam razem z nimi”. 
„Cieszę się, że razem z naszym 
partnerem – mBankiem – nie 
tylko kontynuujemy, ale rozsze-
rzamy dobrą, bogatą tradycję 
Nowych Horyzontów. Jestem 
przekonany, że dalej będziemy 
budować ten projekt, który we 
Wrocławiu jest z nami od blisko 
20 lat. Festiwal Nowe Horyzonty 
jest ikoną kina odważnych wizjo-
nerów i artystów, którzy poka-
zują nam świat z innej perspek-
tywy, opowiadając o rzeczach 
najważniejszych swoim niepo-
wtarzalnym językiem. Wierzę, 
że dzięki współpracy z mBan-
kiem tak pozostanie” – podkreślił 
Jacek Sutryk, prezydent Wrocła-
wia – miasta, które od 2006 roku 
jest gospodarzem Nowych Hory-
zontów. Współpraca przy festi-
walu to dopiero początek. mBank 
będzie też wspierać ogólnopol-
ską dystrybucję kinową Stowa-
rzyszenia Nowe Horyzonty oraz 
„wszystkie stany kina”, czyli orga-
nizowany przez SNH American 
Film Festival (jako partner sekcji 
Highlights). „Udana współpraca 
pomiędzy Nowymi Horyzon-
tami i mBankiem trwa już od 
kilku lat. Warto podkreślić, że 
podpisana w tym roku umowa 
trzyletnia znacząco wpłynie na 
stabilizację festiwalu w dłuższej 
perspektywie. W tych niepew-
nych czasach to wielka wartość. 
Cieszymy się bardzo, że pozy-
skaliśmy tak zaufanego partnera 
tytularnego, który będzie roz-
wijał z nami nie tylko festiwale, 
ale również liczne działania dys-
trybucyjne. Dzięki temu nasza 
współpraca będzie całoroczna” – 
zapowiedział Marcin Pieńkowski, 
dyrektor festiwalu Nowe Hory-
zonty. Jak podkreślili organizato-
rzy festiwalu w komunikacie pra-
sowym: „Choć Nowe Horyzonty 
są tylko jedne, to nie ma jednego 
festiwalu. Przez kilkanaście festi-
walowych dni, w samym sercu 
Wrocławia, krzyżuje się tysiące 
optyk, spojrzeń i interpretacji, 
a przede wszystkim wiele koloro-
wych charakterów, które wspól-

krytyków oraz promuje ich ostre 
(ale nie krytykanckie!) pióro na 
łamach znanych czasopism filmo-
wych. Konkurs Krytyk Pisze wpi-
sał się już na stałe w festiwal. Przez 
14 lat trwania Kamery Akcji kry-
tyka filmowa zmieniła się diame-
tralnie. „Chcemy być konkursem, 
który wytycza początek drogi, 
który popchnie młodych kryty-
ków do pracy w branży filmo-
wej” – mówi Malwina Czajka, 
dyrektorka festiwalu. Pracom 
pełnym krytycznego spojrze-
nia przygląda się jury, w skład 
którego każdorazowo wchodzą 
cenione nazwiska polskiej branży 
filmowej – zarówno krytycy (np. 
Michał Walkiewicz, Bartosz Żura-
wiecki, Michał Oleszczyk), jak 
i twórcy (m.in. scenarzystka Kaja 
Krawczyk-Wnuk, rektorka Szkoły 
Filmowej w Łodzi Milenia Fie-
dler, reżyserka Kalina Alabru-
dzińska). To jedyny konkurs, 
w którym twórcy oceniają kryty-
ków. Podczas tegorocznego festi-
walu odbędzie się także kolejna 
odsłona Krytyk Mówi. „Dostrze-
gamy to, że krytycy filmowi coraz 
częściej przedkładają audiowizu-

alne formy nad papier, dlatego 
kontynuujemy tradycję Krytyk 
Mówi. To idealny konkurs dla 
twórców vloga, audycji filmowej, 
wideoeseju czy podcastu filmo-
wego” – zachęca Przemek Glaj-
zner, dyrektor festiwalu. O tytuł 
laureata powalczy Złota Dzie-
siątka Konkursu Krytyk Mówi, 
wskazana spośród wszystkich 
zgłoszeń. Do konkursu swoich 
faworytów może zgłosić każdy, 
a to wszystko po to, by odbiorcy 
poznali nowe kanały pełne jako-
ściowej krytyki. Więcej informa-
cji: www.kamerakacja.pl.

Współpraca Sony 
Pictures z HBO Max 
w Polsce

Sony Pictures Television i War-
ner Bros. Discovery przedłu-

żyły umowę dystrybucyjną na 
wiele lat w Europie Środkowo-
-Wschodniej i ogłosiły posze-
rzenie współpracy. Oznacza to, 
że filmy i seriale amerykańskiej 
wytwórni będą dalej dostępne za 

pośrednictwem serwisu stream-
ingowego HBO Max w Polsce. 
Nowa umowa dotyczy pierw-
szego płatnego okna dostępu do 
wybranych tytułów z biblioteki 
filmowej i telewizyjnej Sony Pic-
tures dla kanałów HBO i plat-
formy HBO Max. Nadchodzące 
filmy Sony Pictures Entertain-
ment oraz seriale telewizyjne 
będą dostępne wyłącznie za 
pośrednictwem HBO w całym 
regionie. Umowa obejmuje 
większość krajów Europy Środ-
kowo-Wschodniej, w tym Pol-
skę, Czechy, Słowację, Węgry, 
Rumunię, Bułgarię, Mołdawię, 
Słowenię, Chorwację, Serbię, 
Czarnogórę, Bośnię i Herce-
gowinę, Północną Macedonię 
i Kosowo. Umowa umożliwi 
widzom dostęp do obszernej 
biblioteki najbardziej popular-
nych filmów, takich jak Spider-
-Man, Jumanji, Faceci w czerni 
czy wszystkie produkcje z serii 
Hotel Transylvania. Wśród pozy-
cji pokazywanych w ramach 
umowy znajdą się także seriale, 
m.in. Accused, Without Sin czy 
Lucky Hank.

Damian Kocur nagrodzony  
przez Gildię Reżyserów Polskich

Damian Kocur, twórca zrealizowanego w Studiu Munka 
SFP głośnego debiutu Chleb i sól, został laureatem 7. edy-

cji Nagrody im. Krzysztofa Krauze przyznawanej przez Gildię 
Reżyserów Polskich. Nagroda GRP jest wyróżnieniem dla reży-
sera za film, który miał swoją premierę kinową, festiwalową, 
telewizyjną lub streamingową w poprzednim roku. Jej fundato-
rzy nie ustanowili ograniczeń gatunkowych ani metrażowych, 
pod uwagę brane są więc zarówno pełnometrażowe i krótkie 
filmy fabularne, jak i dokumentalne oraz animowane. Nomi-
nowanych wskazują wszyscy członkowie Gildii Reżyserów, 
wybierając nazwiska i tytuły bliskie temu, co odnaleźć można 
w kinie patrona nagrody Krzysztofa Krauze – nonkonformi-
zmowi, wrażliwości społecznej i kunsztowi artystycznemu. To 
właśnie hołdowanie tym wartościom w Chlebie i soli doceniła 
tegoroczna Kapituła Nagrody, w której zasiedli: ubiegłoroczna 
zwyciężczyni Iwona Siekierzyńska (przewodnicząca jury) 
oraz reżyserzy nominowani w 2022 roku: Konrad Aksino-
wicz, Łukasz Grzegorzek i Magnus von Horn. W uzasadnie-
niu nagrody czytamy: „Oglądając film tegorocznego laureata, 
nie patrzymy na aktorów przed kamerą, tylko na człowieka 
wobec samego siebie. Nie przypadkiem cytujemy tu manifest 
twórców Dogmy. Nasz laureat od swoich pierwszych filmów 
konsekwentnie posługuje się takim charakterem pisma: nie 
wymyśla swoich bohaterów, tylko odnajduje w rzeczywisto-
ści”. Reżyser i autor scenariusza Chleba i soli jest absolwentem 
Szkoły Filmowej im. Krzysztofa Kieślowskiego w Katowicach 
i doktorantem Szkoły Filmowej w Łodzi. Nagroda im. Krzysz-
tofa Krauze to kolejne już dla niego prestiżowe wyróżnienie. 

nie składają się na nowohory-
zontową mozaikę. Wrocławski 
festiwal jest więc celebracją róż-
norodności – na ekranie i poza 
nim – spójnej w swojej (pięk-
nej!) niespójności. To właśnie 
mnogość różnych doświadczeń 
i wrażliwości owocuje Nowymi 
Horyzontami. Te tropy znalazły 
swoje odbicie w tegorocznym 
haśle »Kinoscalanie« oraz iden-
tyfikacji wizualnej, stworzonej 
przez Katarzynę Dudziec, Jerzego 
Skakuna oraz Joannę Górską ze 
studia Homework, we współ-
pracy z Michałem Wekslerem 
i Juliuszem Pawłowskim ze Sto-
warzyszenia Nowe Horyzonty”. 
MFF mBank Nowe Horyzonty to 
jedno z największych wydarzeń 
filmowych w Polsce, w ramach 
którego można zobaczyć hity 
sprowadzone prosto z festiwali 
w Cannes, Wenecji czy Berli-
nie, odważne kino debiutan-
tów, dzieła mistrzyń i mistrzów 
oraz retrospektywy (niesłusznie) 
zapomnianych lub mało znanych 
w naszym kraju klasyków. Część 
stacjonarna 23. odsłony festiwalu 
odbędzie się w dniach 20-30 
lipca, a część online będzie trwać 
o tydzień dłużej – do 6 sierpnia.

Wyniki badania 
segmentacyjnego 
widzów w Polsce

Na stronie Polskiego Insty-
tutu Sztuki Filmowej można 

zapoznać się z wynikami bada-
nia segmentacyjnego widzów, 
które PISF przeprowadził. Nie-
spełna połowa Polaków (44 
proc.) deklaruje, że chodzi do 
kina częściej niż raz na pół roku. 
Zdecydowana większość osób 
(81 proc.), które zadeklarowały 
chodzenie do kina, była na sean-
sie w ciągu ostatnich 2-3 mie-
sięcy. Najczęściej wśród oglą-
dających można było spotkać 
kobiety (54 proc.), a także osoby 
między 20. a 39. rokiem życia (50 
proc.). W porównaniu do marca 
2022, czyli czasu tzw. czwartej 
fali pandemii, wyniki badania 
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nie wykazały znaczących zmian 
odsetka osób, które deklarują 
chodzenie do kina (spadek o 2 
proc.) oraz korzystanie z ser-
wisów streamingowych (spa-
dek o 1 proc.). Po kryzysie 
wywołanym okresem pande-
micznym nie udało się jednak 
skłonić widzów do powrotu do 
kin. Ci, którzy decydują się na 
seans w kinie – robią to przede 
wszystkim za sprawą opinii zna-
jomych (25 proc.), recenzji (23 
proc.) oraz obejrzanych zwia-
stunów (23 proc.). Najczęściej 
bywają w towarzystwie: parami 
(39 proc.) lub z dwiema osobami 
(29 proc.): głównie z partne-

rami (63 proc.), przyjaciółmi 
(34 proc.) lub dziećmi (18 proc.). 
Wśród głównych powodów nie-
chodzenia do kina rośnie zna-
czenie bariery cenowej (37 
proc. – wzrost o 13 proc.), która 
wymieniana jest obecnie jako 
najczęstsza przyczyna rezygnacji 
z wizyty w kinie. Zwłaszcza jeśli 
porównamy średni miesięczny 
wydatek na kino (bilety + inne 
wydatki), który przed pandemią 
wynosił około 70 zł, a obecnie 
niemal 100 zł (dokładnie 97,90 
zł). Badanie zostało przeprowa-
dzone na ogólnopolskiej, repre-
zentatywnej (ze względu na płeć, 
wiek, wykształcenie oraz wiel-Fo
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Chleb i sól, reż. Damian Kocur
Laureaci konkursu Script Pro 
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Aplikacja  
dla kinomanów

Zespół Edukatorów Filmo-
wych zaproponował pewne 

innowacyjne rozwiązanie pod 
nazwą: „ZEF poleca filmy”. To 
nowe, mobilne narzędzie do 
jeszcze szerszego i praktyczniej-
szego informowania odbiorców 
o filmach ze Znakiem Jakości 
ZEF. Zespół tak opisuje ideę 
tej inicjatywy: „Wychodząc 
naprzeciw zmieniającego się 
świata, stworzyliśmy mobilną 
aplikację ZEF, której ideą było 
połączenie dwóch płaszczyzn, 
czyli świata kinowego i świata 
smartfonów. Z jednej strony 
aplikacja pozwala zanurzyć 
się w świat filmu, w każdym 
miejscu i o każdym czasie – 
korzystając z niej na telefo-
nie. Z drugiej natomiast, jest 
to przestrzeń, dzięki której 
dowiesz się, w którym kinie 
w okolicy będziesz mógł zoba-
czyć wybrany film. Bo nie ma 
nic przyjemniejszego, niż zoba-
czyć dobry film w swoim ulu-
bionym kinie na dużym ekra-
nie!”. Aplikacja kierowana jest 
do dzieci, młodzieży, rodzi-
ców i nauczycieli, zaintereso-
wanych ciekawymi i wartościo-
wymi filmami posiadającymi 
Znak Jakości, co oznacza, że są 
rekomendowane przez filmo-
znawców, psychologów, peda-
gogów oraz miłośników kina. 
Ponadto w aplikacji znajdują 
się informacje o seansach, zniż-

kach i premierach filmowych. 
Nowością z walorem eduka-
cyjno-rozrywkowym są kafelki 
skierowane stricte do odbior-
ców w postaci interaktywnych 
quizów i z dostępem do notat-
nika kinomana, dzięki któremu 
można podzielić się swoją opi-
nią o filmie. Obecnie aplikację 
można pobrać z Google Play, 
a wkrótce będzie ją można też 
znaleźć w App Store. Jak zapew-
niają pomysłodawcy: „Aplika-
cja mobilna ZEF pozwala zanu-
rzyć się w świat filmu w każdym 
miejscu i o każdym czasie! 
Dzięki aplikacji użytkownik 
otrzyma informacje o filmo-
wych nowościach dla każdej 
grupy wiekowej (zakładka: 
Nowość), będzie miał dostęp 
do rekomendacji ekspertów 
i  szczegółowego opisu fil-
mów ze Znakiem Jakości ZEF 
(zakładka: Filmy), a także może 
śledzić repertuary różnych kin 
i terminy wyświetlania sean-
sów (zakładka: Gdzie gramy). 
Ponadto, przygotowaliśmy dla 
Was pakiet interaktywnych 
materiałów edukacyjnych. 
(…) Zachęcamy do śledzenia 
zakładki: Zniżki, gdzie publi-
kowane są informacje na temat 
zniżek na seanse kinowe oraz 
Aktualności, gdzie znajdują się 
najważniejsze i najciekawsze 
informacje na temat inicjatyw 
ZEF”.

Oprac. Julia 
Michałowska

BOX OFFICE

W   rzeczy wistośc i  do 
bezpośredniej rywa-
lizacji oczywiście nie 
doszło, bo rywale skie-

rowani byli do różnych grup wie-
kowych, ale fajnie to wygląda na 
liście przebojów. O pierwsze miej-
sce zaciekle rywalizowały dwa tytuły 
zza wielkiej wody. Górą w kwietniu 
okazał się John Wick 4, który zgro-
madził 150 217 widzów, a dystrybu-
owane o trzy dni dłużej Martwe zło: 
Przebudzenie zainteresowało 150 048 
osób. Śladowa różnica w kwietniu, 
ale w całym okresie dystrybucji kino-
wej to Keanu Reeves okazał się górą, 
a film zobaczyło ponad 526 tys. osób 
(na wspomniany horror wybrało się 
w sumie nieco ponad 200 tys. widzów).

A co z Kicią Kocią…? Ta mała polska 
animacja (serial połączony umiejętnie 
w film kinowy) znalazła się na trzecim 
miejscu wśród największych przebojów 
kinowych kwietnia, z liczbą 111,6 tys. 
sprzedanych biletów. A to nie był koniec 
sukcesów tego tytułu. Pod koniec maja 
liczba widzów sięgała 213 tys. i co cie-
kawe, tylko pięć krajowych produkcji 
w 2023 roku poradziło sobie lepiej na 
naszych ekranach. Śmiało można więc 
napisać: sukces!

I  tylko te trzy wspomniane filmy 
w kwietniu przekroczyły granicę 100 tys. 
sprzedanych biletów, a frekwencja w Top 
20 w polskich kinach sięgnęła skromnego 
miliona widzów. W porównaniu z kwiet-
niem 2022 jest to osiągnięcie o 800 tys. 
gorsze. Wynika to zapewne z faktu, że 
przed rokiem dużymi przebojami na kra-
jowych ekranach były w kwietniu: trze-
cia część Fantastycznych zwierząt (ponad 
700 tys.), animacja Disney/Pixar To nie 
wypanda (blisko 300 tys.), dogrywany 
był Batman (tylko w kwietniu 120 tys.). 
W 2023 zdecydowanie zabrakło takich 
dominujących przebojów z Hollywood. 
To znaczy one były, ale oficjalnie nie są 
znane osiągnięcia filmów: Egzorcysta 
papieża, Dungeons & Dragons: Złodziejski 
honor czy anime Suzume, które to tytuły 
wprowadziła do Polski firma UIP, cały 
czas odmawiająca dostępu do danych 
box office’u swoich filmów.

Tych ciekawych osiągnięć było jednak 
w polskim box offisie jeszcze kilka. W dzie-
dzinie animacji świetnie zastąpiła produk-
cję Pixara propozycja europejska zatytuło-
wana Wróżka zębuszka, którą w kwietniu 
zobaczyło około 80 tys. osób, ale w całym 
okresie dystrybucji ponad 430 tys., co czyni 
ten obraz jednym z najpopularniejszych 
w 2023 roku. Najwyżej sklasyfikowaną 
fabularną produkcją rodzimą okazali się 
Skołowani, ale kwietniowy wynik 90 tys. 
sprzedanych wejściówek to kolejny nie-
stety mizerny wynik na tle przedpande-
micznych osiągnięć polskich komedii. 
Trzeci najpopularniejszy tytuł krajowy 
w kwietniu 2023 to Prawdziwe życie anio-
łów, które obejrzało… 12 tys. widzów.

Wartymi odnotowania są jeszcze 
wyniki filmów: Air (79 tys. w kwietniu, 
a w sumie blisko 100 tys.), europejski 
Bezmiar z Penélope Cruz (w kwietniu 63 
tys. i łącznie niewiele więcej), Bo się boi 
(pod koniec maja zbliżający się do gra-
nicy 50 tys.) czy Piękna katastrofa (final-
nie około 100 tys.). Szału niestety nie ma, 
kinom nie pomogły święta i coraz bardziej 
wypatrywana poprawa pogody. Zabra-
kło przede wszystkim dużych i spekta-
kularnych filmów, które zawsze działają 
na widzów jak magnes. W maju tych 
propozycji było więcej, frekwencja rosła, 
szczegóły wkrótce…

Krzysztof Spór

KICIA KOCIA KONTRA JOHN WICK

Bardzo cieszą takie sukcesy 
polskich filmów. Przeznaczona dla 
najmłodszych, animowana produkcja 
Kicia Kocia mówi: Dzień dobry! 
była w kwietniu godnym kinowym 
konkurentem dla Johna Wicka 4  
czy nowego Martwego zła.

4. SKOK W DOK. 
Laboratorium 
pomysłów dokumentalnych

Centrum Kultury Filmowej im. Andrzeja Wajdy wraz z part-
nerami zaprasza dorosłych twórców do udziału w 4. edycji 

programu SKOK W DOK. Laboratorium pomysłów doku-
mentalnych. Program jest skierowany do filmowców i artystów 
będących na początku swojej drogi twórczej oraz tych, dla któ-
rych film dokumentalny jest nowym, interesującym obszarem: 
nauczycieli, edukatorów, animatorów, rodziców, osób pracu-
jących z dziećmi i młodymi ludźmi. Program SKOK W DOK. 
Laboratorium pomysłów dokumentalnych pomaga rozwinąć 
swoją filmową ideę „od zera” do postaci projektu wraz z mate-
riałami, które są niezbędne do pozyskiwania funduszy na film. 
Od września 2023 do maja 2024, podczas 11 spotkań warszta-
towych i konsultacji, uczestnicy i uczestniczki programu będą 
pracować nad pomysłem na film dokumentalny dla młodego 
widza, przechodząc etapy konkretyzowania tematu, poszu-
kiwania bohatera lub bohaterów, tworzenia dokumentacji, 
przygotowania pakietu produkcyjnego (treatment, teaser, 
eksplikacja reżyserska, pitch-deck). Tutorami programu będą 
Katarzyna Lesisz – reżyserka, autorka krótkometrażowego, 
nagrodzonego na IDFA dokumentu Tańczę dla ciebie, Jaśmina 
Wójcik – artystka wizualna, reżyserka, ekspertka edukacji 
opartej na empatii, reżyserka Symfonii fabryki Ursus i Maciej 
Cuske – wielokrotnie nagradzany reżyser filmów dokumental-
nych (Wieloryb z Lorino, Antykwariat), scenarzysta, operator 
oraz wykładowca akademicki. W ramach programu odbędą 
się również spotkania i konsultacje z ekspertami filmowymi 
z Polski i z zagranicy, oraz z psychologiem, a podczas ostatniej 
sesji pitching projektów przed młodą widownią. Nad proce-
sem twórczym będzie czuwała producentka filmowa i autorka 
programu Karolina Śmigiel. W maju 2024 odbędą się warsz-
taty przygotowujące do finałowego pitchingu na festiwalu 
Millennium Docs Against Gravity przed gronem ekspertów 
z branży filmowej z Polski i z zagranicy podczas jubileuszo-
wego 5. Forum Filmu Dokumentalnego dla Młodej Widowni. 
Projekty o największym potencjale mają szansę na nagrody. 
W ostatnich dwóch edycjach pula nagród wynosiła 9 tys. zł. 
Rekrutacja uczestników i uczestniczek do programu potrwa do 
20 sierpnia. Spośród nadesłanych zgłoszeń zostanie wybrane  
8 pomysłów. W przypadku dużej liczby zgłoszeń organizatorzy 
przewidują spotkania online, po których zostanie wyłoniona 
lista uczestników. Udział w programie jest bezpłatny.
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Kicia Kocia mówi:  
Dzień dobry!,  

reż. Anna Błaszczyk
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WSZYSTKIE FILMY

FILMY POLSKIE

LP. TYTUŁ POLSKI TYTUŁ ORYGINALNY DYSTRYBUTOR KRAJ WPŁYWY WIDZOWIE WPŁYWY  
OD PREM.

WIDZOWIE 
OD PREM.

EKRA 
NY

DATA 
PREMIERY

1 JOHN WICK 4 JOHN WICK: CHAPTER 4 MONOLITH USA/NIEMCY 3 413 551 150 217 11 518 919 509 392 385 24.03.2023

2 MARTWE ZŁO: 
PRZEBUDZENIE

EVIL DEAD RISE WARNER NOWA ZELANDIA/USA/
IRLANDIA

3 291 900 150 048 3 291 900 150 048 194 21.04.2023

3 KICIA KOCIA MÓWI:  
DZIEŃ DOBRY!

KICIA KOCIA MÓWI:  
DZIEŃ DOBRY!

NOWE 
HORYZONTY

POLSKA 2 187 595 111 659 2 187 595 111 659 254 28.04.2023

4 SKOŁOWANI SKOŁOWANI NEXT FILM POLSKA 1 808 719 90 525 1 808 719 90 525 263 14.04.2023

5 WRÓŻKA ZĘBUSZKA MY FAIRY TROUBLEMAKER KINO ŚWIAT LUKSEMBURG/NIEMCY 1 743 621 86 787 8 000 339 414 620 270 10.03.2023

6 AIR AIR WARNER USA 1 659 674 79 120 1 840 136 88 785 201 05.04.2023

7 BEZMIAR L'IMMENSITA BEST FILM FRANCJA/WŁOCHY 1 210 127 63 247 1 210 127 63 247 161 14.04.2023

8 PIĘKNA KATASTROFA BEAUTIFUL DISASTER MONOLITH USA 1 073 006 50 987 1 073 006 50 987 230 28.04.2023

9 PUCHATEK: KREW I MIÓD WINNIE-THE-POOH: BLOOD 
AND HONEY

MONOLITH WLK. BRYTANIA 912 603 42 230 3 140 264 147 025 167 31.03.2023

10 BO SIĘ BOI BEAU IS AFRAID GUTEK FILM USA/WLK. BRYTANIA/
FINLANDIA/KANADA

745 538 37 830 745 538 37 830 135 21.04.2023

18 046 334 862 650

11 ASTERIKS I OBELIKS: 
IMPERIUM SMOKA

ASTERIX & OBELIX: L'EMPIRE 
DU MILIEU

KINO ŚWIAT FRANCJA 706 101 34 740 15 281 398 783 093 343 10.02.2023

12 SHAZAM! GNIEW BOGÓW SHAZAM! FURY OF  
THE GODS

WARNER USA 686 726 32 961 4 723 478 229 542 212 17.03.2023

13 SZKOŁA MAGICZNYCH 
ZWIERZĄT

DIE SCHULE DER MAGISCHEN 
TIERE

NOWE 
HORYZONTY

NIEMCY/AUSTRIA 535 300 31 931 1 803 434 106 308 172 17.03.2023

14 KRZYK VI SCREAM VI FORUM FILM USA/KANADA 394 933 18 569 4 766 408 227 591 198 10.03.2023

15 BLUEBACK BLUEBACK FORUM FILM AUSTRALIA 393 044 21 922 393 044 21 922 127 14.04.2023

16 AVATAR: ISTOTA WODY AVATAR: THE WAY  
OF WATER

DISNEY USA 338 624 13 213 87 102 829 3 647 932 752 16.12.2022

17 KONSEKRACJA CONSECRATION KINO ŚWIAT WLK. BRYTANIA/USA 311 398 15 113 311 398 15 113 171 28.04.2023

18 SZCZĘŚCIE MIKOŁAJKA LE PETIT NICOLAS: QU'EST-CE 
QU'ON ATTEND POUR ETRE 
HEUREUX?

MONOLITH FRANCJA/LUKSEMBURG 265 269 16 436 4 167 702 252 533 299 03.03.2023

19 WIELORYB THE WHALE MONOLITH USA 235 081 11 893 4 940 493 251 846 194 17.02.2023

20 PRAWDZIWE ŻYCIE 
ANIOŁÓW

PRAWDZIWE  
ŻYCIE ANIOŁÓW

KINO ŚWIAT POLSKA 213 770 12 096 213 770 12 096 103 14.04.2023

4 080 246 208 874

TOP 20: 22 126 580 1 071 524

LP. TYTUŁ DYSTRYBUTOR WPŁYWY WIDZOWIE WPŁYWY 
OD PREMIERY

WIDZOWIE 
OD PREMIERY EKRANY DATA 

PREMIERY

1 KICIA KOCIA MÓWI: DZIEŃ DOBRY! NOWE HORYZONTY 2 187 595 111 659 2 187 595 111 659 254 28.04.2023

2 SKOŁOWANI NEXT FILM 1 808 719 90 525 1 808 719 90 525 263 14.04.2023

3 PRAWDZIWE ŻYCIE ANIOŁÓW KINO ŚWIAT 213 770 12 096 213 770 12 096 103 14.04.2023

4 FILIP TVP 189 758 10 512 4 856 948 255 170 280 3.03.2023

5 LICZBA DOSKONAŁA TVP 91 559 4 925 91 559 4 925 35 14.04.2023

6 WYRWA KINO ŚWIAT 85 000 4 533 1 769 345 86 474 258 17.03.2023

7 OPIEKUN RAFAEL 76 371 4 555 3 201 577 178 759 147 24.02.2023

8 BRATY STUDIO MUNKA 59 598 2 300 59 598 2 300 65 21.04.2023

9 ŚWIĘTY TVP 50 877 3 295 384 562 21 090 148 24.03.2023

10 ROVING WOMAN GALAPAGOS FILMS 38 207 2 219 38 207 2 219 31 21.04.2023

TOP 10: 4 801 454 246 619

W ZESTAWIENIU BRAKUJE WYNIKÓW FILMÓW DYSTRYBUOWANYCH PRZEZ UIP
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WŁOSKA KUCHNIA Z POLSKĄ DUSZĄ

Restauracja Cinema Paradiso
ul. Krakowskie Przedmieście 21/23, Warszawa
Rezerwacje: +48 695 477 799
www.cinemaparadiso.pl
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ZAPRASZAMY 
tanie poniedziałki — bilet 12 zł
wtorek — piątek do 17:00
bilet normalny —17 zł
bilet ulgowy — 14 zł 
 
piątek od 17:00 — niedziela 
bilet normalny —19 zł
bilet ulgowy — 16 zł

REZERWACJA BILETÓW
rezerwacja@kinokultura.pl

ZNAJDŹ NAS

ADRES
Krakowskie Przedmieście 21/23
Warszawa


