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„Być naturalnym jest pozą bardzo trudną do utrzymania” 
Oscar Wilde, Mąż idealny1 



Cekinowe dziady 
w estetyce kampu 
rozmowa z Michałem Walczakiem

Spiritus movens „Tańczącego z gwiazdami” jest Bohdan Gadomski. 
Dlaczego właśnie on? Co Cię zainteresowało w tej postaci? 

Bohdan Gadomski od wielu lat prowadził osobliwy i kampowy kanał na YouTube, a do 
tego stronę internetową swoją i swoich piesków. Jako dziennikarz multimedialny, który 
karierę zaczynał w latach 70. reprezentuje równocześnie staroświeckie i nowoczesne 
podejście do polskiej popkultury. Kochał divy, był polskim Liberace a równocześnie 
marzył o byciu youtuberem, popularności w sieci – także za cenę plotkarstwa, 
ujawniania kulis showbiznesu i tabloidyzacji mediów. 

Jak wpisuje się on w historię o teatrze postpandemicznego, który zgodnie 
z Twoją zapowiedzią jest jednym z bohaterów spektaklu? O czym będzie 
ta opowieść?
 
W historii Bohdana Gadomskiego poza kampowym, cekinowym, „hollyłódzkim” stylem 
zafascynował mnie tragizm, wyczuwalny pod warstwą pudru i brokatu. Historiom 
sławy i sukcesu przyjaciółek i ukochanych gwiazd redaktora Gadomskiego jak cień 
towarzyszy śmierć. Klęska. Samotność i niezrozumienie. W czasie pandemii, która 
zamroziła na jakiś czas życie teatralne, wielu artystów zaczęło sobie zadawać pytania 
o sens tworzenia, poczuło perspektywę śmierci – realnej i symbolicznej. Rozumianej 
jako bezsens i utrata wiary w sens sztuki. W gwiazdy.  

Jak rozumiem to Bohdan Gadomski jest tytułowym „tańczącym” z nimi? 
Jakie gwiazdy będą mu więc towarzyszyć na scenie?

Spektakl jest równocześnie show-benefisem Bohdana Gadomskiego, jak też fabularną 
interpretacją problemów, z jakimi mierzą się dzisiaj aktorzy i reżyserzy. Próbujemy 
połączyć współczesne pytania o granice poświęcenia, przemocowość na uczelniach 
artystycznych z historiami nieżyjących gwiazd: Violetty Villas i Ewy Demarczyk. Myślę,  
że w komediowej i musicalowej formie mierzymy się z romantycznym mitem artysty, który 
– aby zdobyć sławę – musi podpisać swoisty pakt. Przejść inicjację u Mistrza, którego 
groteskowym, ale też demonicznym wcieleniem w naszym show jest Bohdan Gadomski.

A czy w tej groteskowej scenerii pojawi się również Bubu Mon Cheri 
Adorea? 

Jestem fanem Bubu od lat i marzyłem o tym, żeby pojawił się w musicalu – pudelek 
reprezentuje demoniczność show biznesu i towarzyszy swojemu panu w jego benefisie, 
wnosząc do spektaklu żywioł lalkarski, baśniowy. Dlatego zaprosiłem do współpracy 
przy scenografii Matyldę Kotlińską, która słynie z kreacyjnych, baśniowych kosmosów 
dla dzieci i dorosłych. Bohdan Gadomski i większość gwiazd żyła w swoistych baśniach, 
które mają ogromną siłę rażenia, ale bywają też niebezpieczne. 

Skoro o tym wspomniałeś, wiem, że „Tańczący z gwiazdami” będzie horror 
musicalem – czemu akurat taka forma? 

Żyjemy w czasach równoczesnego głodu karnawału, baśni, oderwania od 
rzeczywistości, ale także nieufności i alienacji. Popkultura teoretycznie powinna pomóc 
rozładować ten konflikt wewnętrzny, oferując proste, ale także sensowne odpowiedzi na 
napięcia społeczne. Niestety showbiznes, popkultura i nowoczesne media mogą stać 
się narzędziem w rękach propagandy propagującej zło. Najbardziej zbrodnicze systemy 
miały zawsze genialne intuicje propagandowe i popkulturowe, zarządzając blichtrem, 
głupotą i rozrywką. Fascynuje mnie kluczowa funkcja karnawału choćby w historii 
faszyzmu. Współczesna społeczność artystów, wygłodniała braw, sukcesu i oryginalnej 
ideologii wydaje mi się świetnym laboratorium ogólnospołecznych lęków, pokus i rojeń. 
W czasach zalewu informacjami z realu przyglądałbym się uważnie temu, co dzieje 
się w zakamarkach sieci, snach. Myślę, że stamtąd mogą nadciągnąć realne demony. 
Dlatego nasz musical jest podszyty niepokojem.

W zapowiedziach spektaklu wskazujesz na Stephena Kinga i Davida Lyncha 
jako jego patronów? Jakich inspiracji i odniesień do ich twórczości możemy 
szukać w „Tańczącym…”? 

Krytyk, który po śmierci chce doprowadzić do swojego benefisu kojarzy mi się 
z demonicznymi postaciami Kinga. Estetyka kanału Bohdana Gadomskiego z kolei 
wydała mi się – nieświadomie – bliska szalonym przestrzeniom Davida Lyncha, który 
zresztą był bliski stworzenia w Łodzi wytwórni filmowej. Pandemia aktywizowała głód 
rozrywki, ale także – pogłębionego snu i zanurzenia w pokłady podświadomości, 
w których to, co śmieszne łatwo staje się straszne i na odwrót. King i Lynch  
to mistrzowie takich transgresji i transformacji, dlatego przywołuję ich jako patronów 
naszych „cekinowych dziadów”.

Rozumiem więc, że „Tańczący z gwiazdami” pozostanie w duchu komedii,  
z dystansem i przymrużeniem oka? 

Myślę, że świat się zmieni i zmieni się także komedia, ale w czasach przemian i chaosu 
będziemy potrzebowali gatunkowych odniesień, aby wspólnotowo odreagowywać 
napięcia. Myślę, że komedia przyszłości będzie wyrażać nasz głód życia, ale także lęk 
przed śmiercią. Podchodzę do komedii bardzo poważnie i do bólu racjonalnie. Dlatego 
wraz z kompozytorką Martą Zalewską, kostiumografką Patrycją Fitzet, scenografką 
Matyldą Kotlińską, operatorem Piotrem Pawlusem, choreografem Kamilem Wawrzutą 
i świetnym zespołem aktorskim Teatru Powszechnego pracujemy do ostatniej chwili, 
żeby złożyć w całość dość skomplikowaną machinę multimedialną, której zadaniem 
będzie bawić i straszyć widza. 

No właśnie, prapremiera „Tańczącego z gwiazdami” jest przygotowywana 
w szczególnym czasie i odbywa się tuż po otwarciu teatrów po kolejnym 
lockdownie . Kiedy w marcu 2020 roku wybuchła pandemia koronawirusa 
dyrektor Ewa Pilawska zaproponowała otwarte warsztaty komediopisarskie 
w ramach Ogólnopolskiego konkursu „Komediopisanie”, które miały 
pokazać, że komedia może być swoistą odskocznią od tego, co dzieje się 



wokół nas. Przyjąłeś zaproszenie do ich poprowadzenia, co zaowocowało 
tą współpracą i pierwszym spektaklem w Twojej reżyserii w naszym 
teatrze. Zaproponowałeś wtedy, aby warsztaty odbywały się pod szyldem 
„Laboratorium komedii postpandemicznej”. Teraz zapowiadasz, że 
jednym z tematów „Tańczącego...” będzie teatr, który „po miesiącach 
pandemicznego miotania się między życiem a śmiercią wraca do życia”. 
Jaki to teatr? I co Twoim zdaniem się w nim zmieniło przez ostatni rok?

Ciekawi mnie rozregulowanie karnawałowej strony życia społecznego. Zamykanie 
i otwieranie teatrów, klubów, restauracji, siłowni poważnie rozstroiło ciała i umysły, 
zależne od rytmu życia zbiorowości. Podczas lockdownu to świat wirtualny przejął 
kontrolę nad realnym – warsztaty komediopisania były przykładem pozytywnej 
aktywizacji wyobraźni przez humor, ale przymus funkcjonowania w sieci wyzwolił też 
mnóstwo frustracji, gniewu, resentymentu i innych negatywnych emocji. W trakcie 
warsztatów ze strony dyrektor Ewy Pilawskiej padła propozycja stworzenia spektaklu,  
a ja zaproponowałem postać diamentowego redaktora jako punkt wyjścia. Myślę,  
że autorski projekt Polskiego Centrum Komedii jako generatora nowych idei odegra 
ważną rolę w przywracaniu równowagi psychicznej widzów i artystów w czasach, 
w których króluje absurd a czasami groza. 

Rozmawiała: Anna Maria Dolińska



- Kampowe przedmioty i osoby są w znacznej mierze sztuczne. W naturze nic nie może 
być kampowe… Kamp jest wizją świata w kategoriach stylu – ale stylu szczególnego 
rodzaju. Jest to miłość do tego, co przesadne, co „się nie mieści”, do rzeczy-będących-
tym-czym-nie-są. Najlepszym przykładem jest secesja, najbardziej typowy i najpełniej 
rozwinięty styl kampowy. Secesyjne przedmioty przemieniają coś w zupełnie coś innego: 
instalacje oświetleniowe mają kształt kwitnących roślin, salon, w rzeczywistości jest grotą. 
- Kamp darzy szczególnym upodobaniem (…) osoby odbiegające od normy. Hermafrodyta 
jest na pewno jednym ze wzorców wrażliwości kampu. 
- Kamp widzi wszystko w cudzysłowie. Nie lampa, ale „lampa”, nie kobieta, lecz „kobieta”. 
Dostrzegać kamp w przedmiotach i ludziach to pojmować „bycie-jako-granie-roli”. 
W ten sposób metaforę życia jako teatru przenosi się w sferę wrażliwości. (…) Kampowa 
wrażliwość jest więc świadoma dwojakiego sposobu, w jaki pewne rzeczy można 
odbierać. Nie chodzi tu jednak o dobrze znany podział na dosłowne znaczenie z jednej 
i symboliczne znaczenie z drugiej strony. Jest to raczej różnica między rzeczą, która coś 
znaczy, znaczy cokolwiek, a rzeczą będącą jedynie wytworem. (…)
- Kamp opiera się na niewinności. Znaczy to, że kamp odsłania niewinność, ale jeśli 
może, to równocześnie niewinność tę deprawuje. Znakiem probierczym jest duch 
ekstrawagancji. Kampem jest kobieta spacerująca w sukni zrobionej z trzech milionów 
piórek. Kampem są obrazy Carla Crivellego inkrustowane prawdziwymi klejnotami, 
obrazy, na których owady i szpary w murze namalowane są „jak żywe”. (…)
- Kamp jest sztuką, która chce być poważnie traktowana, ale nie można jej traktować 
zupełnie poważnie, bo jest jej „za wiele”. (…)
- Kamp jest próbą zrobienia czegoś niezwykłego. Ale często niezwykłego w znaczeniu 
szczególnego, oszałamiającego (zakrzywiona linia, ekstrawagancki gest), nie zaś 
niezwykłego w sensie wielkiego wysiłku. 
- Kamp jest konsekwentnie estetycznym przeżywaniem świata. Wyraża zwycięstwo „stylu” 
nad „treścią”, „estetyki” nad „moralnością”, ironii nad powagą.

Susan Sontag
Notatki o kampie 
(fragmenty)

„Trzeba albo być dziełem sztuki albo ubierać się w dzieło sztuki” 
Sentencje i filozofie na użytek młodych 

- Kamp jest rodzajem estetyzmu. Jest sposobem widzenia świata jako zjawiska 
estetycznego. Ten sposób – sposób kampu – nie widzi świata w kategoriach piękna,  
lecz w kategoriach sztuczności, stylizacji. 
- Wynosić ponad wszystko styl, to lekceważyć treść lub wprowadzać postawę neutralną 
wobec treści. Nie trzeba nawet dodawać, że wrażliwość kampowa jest niezaangażowana, 
odpolityczniona lub przynajmniej apolityczna.
- Istnieje nie tylko optyka kampu, kampowy sposób patrzenia na rzeczy. Kamp jest 
również właściwością łatwą do rozpoznania w przedmiotach i w zachowaniu ludzi.  
Są „kampowe” filmy, ubrania, meble, popularne piosenki, powieści, ludzie, budynki… (…)
- Smak ukształtowany przez kamp odczuwa większy pociąg do pewnego rodzaju dzieł 
sztuki. (…) Sztuka określana jako kamp jest bowiem często sztuką dekoracyjną, w której 
faktura, zmysłowa powierzchnia i styl grają główną rolę kosztem treści. (…) Czasem całe 
dziedziny sztuki nasiąkają kampem. Takimi od dawna wydają się klasyczny balet, opera, 
film. (…) 
- Wiele okazów kampu jest z „poważnego” punktu widzenia złą sztuką lub kiczem. Nie 
wszystko jednak. Nie tylko, że kamp niekoniecznie musi być złą sztuką, ale sztuka, którą 
można określić jako kamp, czasem zasługuje na jak najpoważniejszą uwagę i podziw.  

Kamp (także camp): konwencja stylistyczna przypisująca pewnym przedmiotom, 
zjawiskom i ludziom wartość z powodu tego, że są w złym guście; «„współczesna 
odmiana wrażliwości”, prześmiewczej i ironicznej, związanej z ostentacyjnym 
kultem sztuczności, przesady, formy lub z przesunięciem punktu ciężkości z treści 
na estetyczną sublimację»2. Estetyka kampu jest częścią antyuniwersyteckiej obrony 
kultury popularnej głoszonej w latach 60. XX wieku, która stała się popularna razem 
z szeroko upowszechniającymi się postmodernistycznymi poglądami na kulturę. Według 
„Oksfordzkiego Słownika Języka Angielskiego” (OED), który po raz pierwszy odnotowuje 
to słowo w roku 1909, jego etymologia jest nieznana. Inne źródła jego pochodzenie 
wywodzą z języka francuskiego i slangowego terminu camper, oznaczającego 
„zachowywać się w przesadzony sposób, pozować na kogoś”. 
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Bohdan Gadomski

urodził się w Łodzi jako syn Eweliny Gadomskiej 
(śpiewaczki) i Jerzego Gadomskiego (który 
występował publicznie, grając na harmonijce 
ustnej). Od najmłodszych lat przejawiał talent 
muzyczne. Jako 5 i 6 latek bardzo dużo śpiewał, 
także publicznie i jak podkreślano jego potężny 
i nośny głos miał wyjątkowo rozległą skalę jak 
na tak małe dziecko. We wczesnych latach brał 
wielokrotnie udział w łódzkich „Spotkaniach 
z polską piosenką”, w których kilkanaście 
razy zwyciężył. W szkole podstawowej należał 
do teatrzyku dziecięcego w łódzkim Pałacu 
Młodzieży, gdzie wystąpił m.in. w dziecięcej 
operetce „Drewniaczek” na motywach 

„Pinokia”. Zagrał również główną rolę w filmie 
dokumentalnym łódzkiej Wytwórni Filmów 
Oświatowych „Komu dwójkę?” (1963). Jeszcze 
przed maturą pisał dla miesięcznika „Radar”, 
a w klasie maturalnej wygrał radiowy konkurs 
Włodzimierza Korcza dla młodych piosenkarzy 
amatorów – „Bez protekcji” zorganizowany 
przez Radio Łódź.  Wykonał wówczas piosenkę 

„Nikt nie pomoże” z repertuaru Teresy Tutinas. 
Marzył, by zdawać na studia piosenkarskie, ale 
w tamtym czasie takowych w Polsce nie było, 
dlatego złożył papiery na wydział wokalno-
aktorski Państwowej Wyższej Szkoły Muzycznej 
w Łodzi (obecnie Akademia Muzyczna). Przed 
egzaminami, które miały charakter konkursowy, 
przez rok pobierał lekcje śpiewu u pedagogów 
śpiewu klasycznego. Jego występ spodobał się 
komisji egzaminacyjnej, której przewodniczyła 
legendarna śpiewaczka i profesor śpiewu Olga 
Olgina. Mimo to komisja doszła do wniosku, 
że jego głos bardziej nadaje się do piosenki 
aniżeli opery i nie został na uczelnię przyjęty. 
Jak sam podkreślał, to właśnie w wyniku stresu 
spowodowanego tym zdarzeniem przestał 
śpiewać i postanowił zostać nauczycielem 
języka polskiego. Studiował filologię polską 
w dwóch uczelniach pedagogicznych. Ukończył 
Studium Dziennikarstwa i Wiedzy o Prasie 
w Łodzi oraz Państwowe Studium Kultury 
i Oświaty w Warszawie (reżyseria teatralna 
teatrów niezawodowych). Jako profesjonalny 

dziennikarz zadebiutował w 1978 roku.  
Na początkowym etapie swojej działalności 
dziennikarskiej, pisał w wielu tytułach 
prasowych m.in.: „itd.”,  „Ekran”, „Film”, „Teatr”, 

„Scena”, „Panorama”, „Kultura”, „Tygodnik 
Kulturalny”, „Wprost”, „Do Rzeczy”, „Non 
Stop”, „TV Sat Magazyn”, „Kalejdoskop” 
(miesięcznik, regionalny informator kulturalny 
wydawany przez Łódzki Dom Kultury), 

„Zwierciadło”, „Znane i nieznane”, „Kurier 
Szczeciński” i „Wieczór Wybrzeża”, ale przede 
wszystkim w łódzkim tygodniku „Odgłosy”, 
gdzie specjalizował się w dużych formach 
dziennikarstwa prasowego i uczył warsztatu. 
Od 1994 roku był etatowym redaktor tygodnika 
„ANGORA”, równolegle publikując w łódzkim 
„Expressie Ilustrowanym”, którego stałym 
współpracownikiem był od 1978. Był autorem 
licznych publikacji na temat życia i działalności 
m.in. Violetty Villas, Shirley Bassey i Michaela 
Balla, a także wielu programów radiowych 
i telewizyjnych o gwiazdach piosenki z Polski 
i zagranicy. Występował jako recenzent 
muzyczny i gość programów m.in. na antenach 
TVP1, TVP2, Polsatu i TVN. Współpracował 
z TVP3 Katowice. Przez kilkanaście lat był 
redaktorem muzycznym trzech łódzkich stacji 
radiowych: Radio Łódź, Radio Classic i Radio 
Parada. Był recenzentem muzycznym festiwali 
piosenki i gal telewizyjnych. Miłośnikiem 
i przyjacielem wielu gwiazd. Utrzymywał, że 
przez krótki czas był w związku z Violettą Villas. 
Oprócz muzyki jego największą pasją było 
przygotowywanie swoich psów rasy bichon 
frisé, których był miłośnikiem do różnego 
rodzaju konkursów i wystaw. Był laureatem 
m.in. „Złotego Pióra”, „Złotego Taboru”, 

„Złotego Prometeusza”, „Diamentowej Nuty”, 
„Diamentowego Liścia Medialnego” oraz 
medalu „Serce za serce”. Nakręcono o nim pięć 
programów telewizyjnych i film „Diamentowo 
Złoty Redaktor” (2013) w reżyserii Moniki 
Jeznach-Nowickiej. Zmarł w wieku 70 lat, 
24 marca 2020.

Bu Bu Mon Cheri Adorea

urodził się pod znakiem Wodnika w Łodzi. Jego 
ojcem był Interchampion Schubert’s Vinzento 
(miniaturowy pudel morelowy), a matką 
Championka Polski i Niemiec z „Jantarowej 
Fugi” – Bigall. Oboje rodzice posiadali 
wspaniałe rodowody i wielkie osiągnięcia 
wystawowe (łącznie ponad 100 medali na 
wystawach psów rasowych w kraju i zagranicą). 
Miniaturowy pudel morelowy Bu-Bu był 
najładniejszym z ich pięciorga  
dzieci, ale nikt nie przypuszczał, że zrobi on 
aż tak oszałamiającą karierę wystawową 
i medialną, stając się nie tylko championem 
wystawowym, ale i aktorem, fotomodelem  
i wielką psią gwiazdą medialną. Jego kariera 
toczyła się w zawrotnym tempie, zdarzało 
się, że co tydzień był na wystawie w innym 
mieście – zwycięzca Młodzieży, Młodzieżowy 
Champion, Zwycięzca Rasy, Najlepszy 
w Rasie, Zwycięzca Wystawy, Zwycięzca Klubu 
Pudla Polski i Zwycięzca Klubu Pudla Węgier, 
Zwycięzca Wystawy Championów „Best in 
Show Champions”. Grand Prix prestiżowej 
Wystawy Champions Show w Lesznie, na której 
startują wyłącznie najpiękniejsze psy w danej 

rasie z tytułami championów, przyniosło mu 
tytuł Championa Championów i uplasowało 
go w czołówce najpiękniejszych pudli 
w Europie. Złoty medalista wystaw w Berlinie, 
Bratysławie i Budapeszcie. Zdobył łącznie 
50 złotych medali, 38 pucharów i 6 tytułów 
dożywotnich. Wziął udział w niezliczonej ilości 
sesji zdjęciowych, pojawiał się w programach 
telewizyjnych w Katowicach, Łodzi, Warszawie 
i Krakowie. Na swoim koncie miał: dwie role 
filmowe (w filmie „Mantra” w reż. Bronisławy 
Nowickiej, gdzie zagrał samego siebie i rolę 
Rafaela w filmie „Lawstorant” w reż. Mikołaja 
Hamerskiego) oraz udział w teledyskach „Pół 
na pół” Natalii Kukulskiej i „Bez ciebie tak mi 
źle” Mariana Lichtmana z udziałem Trubadurów 
i Bohdana Gadomskiego. Napisano o nim 15 
artykułów prasowych. Sława Bu-Bu zataczała 
coraz większe kręgi, a jego silny związek 
z właścicielem, który został przez niego prawie 
ubezwłasnowolniony budziła zainteresowanie. 
Bu-Bu jak na prawdziwą gwiazdę przystało 
miał własne wizytówki z bajecznie kolorowymi 
zdjęciami, swój adres mailowy oraz stronę www. 



Violetta Villas, a właściwie Czesława Cieślak 

artystka estradowa, operowa i operetkowych, 
osobowość sceniczna, aktorka filmowa, 
teatralna i rewiowa, kompozytorka i autorka 
tekstów, jedna z największych gwiazd polskiej 
rozrywki. Urodziła się w Liège w Belgii, gdzie 
spędziła dzieciństwo. W 1948 roku przyjechała 
z rodzicami do Polski i zamieszkała w Lewinie 
Kłodzkim. Tam rozpoczęła naukę muzyki, 
którą kontynuowała następnie w Szczecinie 
i Wrocławiu. Dzięki skali głosu, jaką posiadała, 
od najmłodszych lat wróżono jej karierę 
operową, z której ostatecznie zrezygnowała, 
wiążąc swoją artystyczną drogę z estradą. 
Jej głos charakteryzowany był jako sopran 
koloraturowy o rozszerzonej skali. Miała słuch 
absolutny. Grała na fortepianie, skrzypcach 
i puzonie. W 1961 r. piosenką „Dla ciebie 
miły” wygrała wygrała plebiscyt „Expressu 
Wieczornego”, czym zapewniła sobie udział 
w Międzynarodowym Festiwalu Piosenki 
w Sopocie. W 1965 r. zdobyła Grand Prix 
na III Festival International des Varietes et 
Music-Halls w Rennes (Francja). W kolejnych 
latach koncertowała w ZSRR, Czechosłowacji, 
Bułgarii i Rumunii. W 1966 roku na osobiste 
zaproszenie dyrektora paryskiej Olympii, 

Brunona Coquatrixa, znalazła się w gronie 
artystów polskiego programu rewiowego 

„Grand Music-Hall de Varsovie”. Tam usłyszał 
ją producent i twórca spektakli rewiowych 
Frederick Apcar, który zaproponował jej 
występy w Las Vegas. Przez trzy sezony (1966-
69) była gwiazdą Casino de Paris, występując 
razem z Frankiem Sinatrą i Charlesem 
Aznavourem. Dzięki tym występom trafiła 
również na duży ekran. W amerykańskich 
produkcjach partnerowała m.in. Glennowi 
Fordowi, Lee Marvinowi i Bobowi Hope’owi. 
Villas można było zobaczyć również 
w epizodycznych rolach w polskich produkcjach, 
m.in. w „Dzięciole” Jerzego Gruzy. Gdy Andrzej 
Wajda zaproponował jej rolę Zuckerowej 
w „Ziemi obiecanej”, dała znać, że nie przyjdzie 
na plan, bo drogę przebiegł jej czarny kot. Przez 
całą karierę wydała osiem albumów studyjnych, 
jeden koncertowy, osiem minialbumów oraz 
27 singli. Na jej repertuar składało się kilkaset 
piosenek w dziesięciu językach. Mówiła biegle 
po polsku, francusku i rosyjsku, władała także 
językiem niemieckim i walońskim. W 2011 
roku została odznaczona medalem Zasłużony 
Kulturze Gloria Artis. Zmarła w grudniu 2011 r. 

Ewa Demarczyk

polska piosenkarka wykonująca utwory z nurtu 
poezji śpiewanej. Była muzykalnym dzieckiem, 
któremu wróżono karierę pianistki. Studiowała 
grę na fortepianie na Akademii Muzycznej, 
interesowała się aktorstwem, zdawała na 
architekturę. Szybko okazało się, że to muzyce 
i śpiewaniu poświęci się bez reszty. Porzuciła 
architekturę i naukę w Akademii Muzycznej 
i poświęciła się nauce na PWST w Krakowie. 
Początki jej kariery związane były z krakowskim 
klubem „Cyrulik”, gdzie debiutowała w 1961 
roku. Wieść o ciekawej wokalistce występującej 
w „Cyruliku” obiegła cały Kraków i trafiła do 
Piwnicy pod Baranami, z którą artystka związała 
się na dziesięć lat w 1962 roku. Tam nawiązała 
współpracę z kompozytorem Zygmuntem 
Koniecznym. W 1967 roku nakładem Polskich 
Nagrań, ukazał się longplay zatytułowany 
„Ewa Demarczyk śpiewa piosenki Zygmunta 
Koniecznego”. Znalazły się na nim utwory 
skomponowane przez Koniecznego do 
tekstów takich poetów jak Miron Białoszewski, 
Bolesław Leśmian czy Maria Pawlikowska-
Jasnorzewska, w tym „Karuzela z madonnami” 
(który zaprezentowała na I Krajowym Festiwalu 
Piosenki Polskiej w Opolu w 1963 roku) oraz 
„Grande Valse Brillante” (za który otrzymała 

drugą nagrodę na Międzynarodowym Festiwalu 
Piosenki w Sopocie w 1964). Album okazał 
się ogromnym sukcesem, sprzedając się 
w nakładzie przekraczającym liczbę 100 tys. 
sztuk. Jej druga płyta, wydana w 1974 
roku w ZSRR przez wytwórnię Miełodija 
o tytule „Ewa Demarczyk” sprzedana została 
w nakładzie ponad 17 mln. egzemplarzy. 
Nazywana Czarnym Aniołem, uznawana 
za jedną z najbardziej utalentowanych 
i charyzmatycznych postaci polskiej sceny 
muzycznej. Ceniona za ekspresję, niezwykłą 
osobowość oraz wybitne zdolności 
interpretacyjne. Występowała z powodzeniem 
na całym świecie, m.in. w Austrii, Niemczech, 
Francji, Szwecji, Wielkiej Brytanii, USA, Kubie, 
Brazylii, a gościły ją tak prestiżowe estrady 
jak Olympia (dokąd zaprosił ją sam właściciel 
obiektu Bruno Coquatrix) czy Carnegie Hall. 
W roku 1986 rozpoczął działalność Państwowy 
Teatr Muzyki i Poezji – Teatr Ewy Demarczyk. 
Choć wystawiane w nim spektakle cieszyły się 
dużą popularnością, z przyczyn formalnych 
został zamknięty w 2000 roku. W tym czasie 
artystka całkowicie wycofała się z życia 
publicznego. Zmarła w sierpniu 2020 roku.



Hotel Dunes 
hotel i kasyno w Las Vegas Strip w stanie Nevada usytuowany przy Paradise, działające 
od 23 maja 1955 r. do 26 stycznia 1993 r. Zaprojektowane przez architektów Johna 
Replogle, Roberta Dorr Jr., Miltona Schwartza i Maxwella Starkmana, były dziesiątym 
tego typu obiektem otwartym na Strip, a swoją architekturą i wystrojem nawiązywały 
tematycznie do „Baśni tysiąca i jednej nocy”. Ośrodek znajdował się na działce 
o powierzchni 85 akrów (34 ha), z której część w momencie otwarcia pozostawała 
pusta. W momencie otwarcia hotel obejmował 200 pokoi, rozmieszczonych w kilku 
dwupiętrowych budynkach, 90-metrowy basen w kształcie litery V i 150-metrową 
lagunę. Przy jego głównym wejściu stał jedenastometrowy posąg sułtana z włókna 
szklanego, który był znakiem rozpoznawczym hotelu. W kurorcie znajdowała się m.in. 
Sala Arabska, która miała rozmiary i możliwości techniczne teatru na Broadwayu. Na jej 
inauguracji wystąpiła gwiazda Hollywood, Vera-Ellen znana m.in. z partnerowania takim 
artystom, jak Fred Astaire czy Gene Kelly. Na przestrzeni lat kompleks był kilkukrotnie 
przebudowywany i rozbudowywany. W 1959 r. na jego terenie uruchomiono pole 
golfowe, a w 1961 r. do północnej części posesji dobudowano dwudziestoczteropiętrową 
wieżę hotelową z 250 pokojami zwaną Diamentem Wydm, zwiększając łączną liczbę 
pokoi do 450. Na szczycie wieży znajdował się Top O - restauracja i salon. W 1979 r. 
dobudowano tzw. Wieżę Południową, powiększając tym samym hotel do 1300 pokoi. 
W hotelu występowało wielu czołowych wykonawców, takich jak Dean Martin, Liberace, 
George Burns, Ray Vasquez, Pat Cooper, Judy Garland, Line Renaud, Violetta Villas, 
Phyllis Diller i Frank Sinatra. 10 stycznia 1957 roku odbył się tam również pierwszy 
w Nevadzie pokaz topless. Chociaż stanowe ustawodawstwo sprzeciwiało się
tego typu atrakcjom, wzbudził on ogromne zainteresowanie i w ciągu jednego tygodnia 
pobił rekord frekwencji na poziomie 16 000 widzów. Dunes był również świadkiem 
wydarzeń sportowych. To tu po raz pierwszy w historii jednego dnia odbyły się dwie 
walki o mistrzostwo świata w bokserskiej wadze ciężkiej. Pomimo licznych atrakcji Dunes 
od początku był niedochodowy i borykał się z problemami finansowymi. Wpływ na taki 
stan rzeczy miał również fakt, że znajdował się on w najbardziej wysuniętej na południe 
części Strip. Hotel często był zadłużany kilkukrotnie i groziła mu upadłość. W końcu, 
w 1987 roku został wykupiony przez japońskiego inwestora Masao Nangaku za kwotę 
157,7 milionów dolarów (razem z nim ofertę kupna złożył Hilton Hotels Corporation, 
a wcześniej Donald Trump), a ostatecznie odsprzedany firmie Wynn, Mirage Resorts, 
Inc., za 75 milionów dolarów. Ponieważ pozostawał nierentowny, zburzono go podczas 
wielkiej ceremonii 27 października 1993 r., podczas której odbyły się pokazy sztucznych 
ogni i wykorzystano strzały armatnie z angielskiego statku „HMS Britannia”. Jego upadek 
oglądało 200 tys. ludzi. Obecnie na terenie dawnego kurortu Dunes mieści się Hotel 
Bellagio, jeden z najbardziej rozpoznawalnych hoteli Las Vegas.

Bruno Coquatrix 

francuski impresario, reżyser widowisk 
rewiowych, wieloletni właściciel paryskiego 
music-hallu Olympia. Zanim w 1954 roku 
przejął tę największą salę w Europie, kierował 

„teatrem różnorodności” Bobino (wcześniej 
Gaîté). W 1956 roku odkrył nieznaną 
piosenkarkę kabaretową Dalidę. Reprezentował 
wszystkie gwiazdy epoki, w tym Georgesa 
Brassensa, Jacquesa Brela, Gilberta Bécauda, 
Ewę Demarczyk, Johnny’ego Hallydaya, Violettę 
Villas, Édith Piaf, Annie Cordy, Charlesa 
Aznavoura, Mireille Mathieu i Yvesa Montanda. 
Był autorem tekstów i kompozytorem, napisał 
ponad 300 piosenek, w tym „Mon ange” 
(1940); „Dans un coin demon pays” (1940); 
„Clopin-clopant” (1947); „Cheveux dans le 
vent” (1949) oraz kilka operetek. Był dyrektorem 
kasyna w Cabourg (Calvados) w latach 
pięćdziesiątych, a od 1971 r. do śmierci  

w 1979 również burmistrzem. Jego mandat 
burmistrza koncentrował się głównie na rozwoju 
turystyki i nieruchomości oraz rozwoju jedenastu 
wówczas miast siostrzanych Cabourga. 
Coquatrix był współzałożycielem wytwórni 
płytowej Disques Versailles. Prywatnie żonaty 
z projektantką mody Paulette Coquatrix. Był 
Kawalerem Orderu Legii Honorowej, Kawalerem 
Orderu Palm Akamickich, Kawalerem Orderu 
Zasługi Społecznej i Kawalerem Orderu Zasługi 
Kulturalnej. W 2007 roku jego postać została 
przywołana w filmie „Niczego nie żałuję – Edith 
Piaf”. W listopadzie 2010 jego imieniem 
nazwano ulicę w 9. dzielnicy Paryża obok hali 
Olympia. W Calbourg, jego imieniem nazwany 
jest śródmiejski plac „Place Bruno Coquatrix”, 
pośrodku którego stoi „Bruno Coquatrix Stèle”.

Przypisy końcowe

1     tłum. Włodzimierz Lewik, w: Cztery komedie, PIW, 1961
2     Anna Nasiłowska, Czym jest kamp?, „Teksty Drugie: teoria literatury, krytyka, interpretacja” nr 5 (137), 6-9, 2012.
3     Przełożyła: Wanda Wartenstein, [w:] „Literatura na świecie” nr 9 (101), 1979

Biogramy oraz informacje o hotelu Dunes na podstawie:  
http://b-gadomski.blogspot.com, https://culture.pl/pl, https://pl.wikipedia.org, https://en.wikipedia.org



Michał Walczak (1979)

dramatopisarz i reżyser. Jeden z najciekawszych 
twórców młodego pokolenia. Współtwórca 
warszawskiego kabaretu „Pożar w burdelu”. 
Od nowego sezonu będzie kierował Teatrem 
Rampa w Warszawie. Jego sztuki zostały 
zrealizowane m.in. w Teatrze Narodowym 
(„Piaskownica”, reż. Tadeusz Bradecki), 
Narodowym Starym Teatrze im. Heleny 
Modrzejewskiej w Krakowie („Nocny autobus”, 
reż. Jarosław Tumidajski) czy Teatrze 
Szaniawskiego w Wałbrzychu („Piaskownica”, 
reż. Piotr Kruszczyński). Po jego teksty sięgali 
także Paweł Miśkiewicz, Giovanny Castellanos 
czy Tomasz Man. Debiutem reżyserskim 
Walczaka była inscenizacja własnego utworu 
„Podróż do wnętrza pokoju” (premiera 
w roku 2003 na scenie Teatru Powszechnego 
w Warszawie). Jest laureatem wielu nagród, 

między innymi za sztukę „Kopalnia”  
na 11. Ogólnopolskim Konkursie  
na Wystawienie Polskiej Sztuki Współczesnej 
w Warszawie. Otrzymał nagrodę za oryginalny 
tekst dramatyczny na 5. Festiwalu Teatru 
Polskiego Radia i Teatru Telewizji Polskiej 
„Dwa Teatry” w Sopocie (za sztukę „Podróż 
do wnętrza pokoju”). Otrzymał Europejską 
nagrodę autorską za dramat „Pierwszy 
raz” podczas Heidelberger Stuckmarkt. 
Forum Junger Autoren i Wdechę w kategorii 
Wydarzenie Roku za „Pożar w Burdelu”. Jego 
utwory szybko doczekały się wielu przekładów, 
zostały przetłumaczone na angielski, niemiecki, 
litewski, włoski, francuski, węgierski, serbski, 
łotewski, czeski, słowacki, hebrajski, rosyjski, 
ukraiński, szwedzki, hiszpański, białoruski, 
estoński.

„Projekt współfinansowany przez Unię Europejską z Europejskiego Funduszu Rozwoju 
Regionalnego oraz budżetu samorządu województwa łódzkiego”Fundusze Europejskie dla 
rozwoju regionu łódzkiego „Budowa Małej Sceny Teatru Powszechnego w Łodzi”
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