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RECENZJE

Poznański BER czyli tryptyk doskonały
- Elżbieta Pastecka

Żeby zapomnieć… 
- Justyna Stanisławska

Projekt zniszczenia człowieka
 - Marta Seredyńska

Dyktat nomadycznego popędu 
- Elżbieta Pastecka

Melancholia przemijania 
- Justyna Stanisławska

Ślady, Szepty i cienie, czyli baletowe 
emocje na trasie Poznań-Bydgoszcz 
-Elżbieta Pastecka

zdj. Blask, Choreografia/ Reżyseria Jakub Lewandowski fot. K. Machniewicz
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SPIS TREŚCI

WYWIAD
Wiele powodów do świętowania – o XVIII edycji Festiwalu Tańca Współczesnego 
Kalejdoskop z Karoliną Garbacik rozmawia Marta Seredyńska

NASZ PATRONAT
Szczeliny. Kobiety w sztukach performatywnych. Instytut im. Jerzego Grotowskiego we 
Wrocławiu
Nowy festiwal - U:NEW zwraca uwagę na ekologię

SZTUKA
Ekspresjonistyczne korzenie butō - Marta Mück

KULTURA
Cykl: Ciało na scenie. Czy nagość na „scenie” to wynalazek współczesności? cz.1 
– Małgorzata Skusa
Taniec z Mitami - Julia Wójcicka

FOTORELACJA
Move festival 2021

RELACJA

 Międzynarodowy Szczecin
- Ewa Kretkowska  

20. edycja Festiwalu Ciało/Umysł

XVII Międzynarodowy Festiwal Tańca 
Zawirowania

 Jubileuszowe Rozdroże - Marta Seredyńska

Pokolenia tancerzy na Festiwalu Tańca 
Współczesnego Kalejdoskop

Doświadczenie kontaktu - 12. 
Międzynarodowy Festiwal Tańca Warsaw CI 
FLOW

15. jubileuszowa edycja Festiwalu Mandala 

22. Festiwal Tańców Dworskich Cracovia 
Danza - Krzysztof Hliniak

VARIA 

Kwadrans flamenco

19 października Międzynarodowy Dzień 
BaletuChase Vinning, zdj. materiał prasowy Golden Pointe Shoes
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EKSPRESJONISTYCZNE
 KORZENIE BUTŌ

Mary Wigman pionierka tańca ekspresjonistycznego, zdj. Jacob Merkelbach

Data publikacji 1922, domena publiczna

Czy twórczość europejskich artystów przełomu XIX i XX wieku miała wpływ na narodziny japońskiego tańca butoh? 

Jakie cechy charakteryzują ekspresjonizm przejęty przez estetykę butoh. W końcu o twórcach owego japońskiego 

tańca awangardowego - Kazuo Ōno oraz Tatsumi Hijikaty -  ich inspiracjach „nowoczesną sztuką zachodnią”, a także 

o istocie butoh jako „mrocznego, improwizowanego, ekspresyjnego tańca”, w którego centrum zostaje umieszczone 

ciało pokryte białym pudrem. 

Sztuka ekspresjonistyczna wyrosła i najprężniej 
rozwijała się na gruncie niemieckim (skąd emigrowała 
dalej, docierając do innych krajów europejskich, ale 
również Stanów Zjednoczonych i Japonii) wokół 
ugrupowań powstałych w Dreźnie „Die Brücke” 
oraz w Monachium „Der Blaue Reiter”. Motywy 
ekspresjonistyczne można odnaleźć już na przełomie 
XIX i XX wieku u malarzy takich jak Vincent van 
Gogh, Edward Munch, czy Wassily Kandinsky; 
architektów takich jak Erich Mendelsohn, Le Corbusier, 
Friedensreich Hundertwasser; muzyków takich jak 
Gustav Mahler, Arnold Schönberg, czy np. w Polsce, 
Witold Lutosławski i Krzysztof Penderecki. W tańcu 
natomiast, źródeł powstania ekspresjonizmu, możemy 
doszukać się w teoretyczno-praktycznej pracy François 
Delsarte’a, Émilego Jaques-Dalcroze’a, Rudolfa von 
Labana, a przede wszystkim jego uczennicy - Mary 
Wigman. Wpływ jej tańca, spektakli, metody pracy jaką 
stosowała w nauczaniu i tworzeniu, na rozprzestrzenianie 
się i popularyzowanie ekspresjonistycznych idei, jest 
nieprzeceniony. Być może gdyby nie przedstawiciele 
niemieckiego ekspresjonizmu (na czele z Mary 
Wigman), nie powstałby, a na pewno nie przybrałby 
takiego kształtu, amerykański modern dance (Martha 
Graham) ani japońskie butoh (Tatsumi Hijikata, Kazuo 
Ōno). Amerykańska filozofka tańca (uczennica Mary 
Wigman) w swojej książce poświęconej między innymi 
tematyce butoh pisze o ekspresjonizmie:
„Ekspresjonizm (pojęcie szerokie i nieprecyzyjne) 
fermentował na przełomie XIX i XX wieku. 
Jego narodziny poprzedziły poetyckie uniesienia 
nietzscheańskiej antyfilozofii, w Zachodniej Europie 
[…]. Zapowiedzią tańca ekspresjonistycznego były 
pierwsze motywy twórczości Wigman obejmujące 
tańce śmierci i poezję Wschodu”1.
Autorka stwierdza tam również:
„Można także popatrzeć na butō, jak na częściowe 
odrodzenie się ekspresjonistycznych korzeni tańca 
współczesnego w okresie postmodernistycznym. 
Równoległe, lecz znacząco odmienne od osiągnięć 
Tanztheater (teatru tańca Piny Bausch), Susanne Linke 
i innych, butō i Tanztheater sięgają korzeniami do 
ekspresjonizmu niemieckiego […]”2.
Podobną refleksję na temat rodowodu butoh wysuwa 
Julia Hoczyk: 

S Z T U K A
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„Ów zadziwiający splot inspiracji przypieczętowuje fascynacja europejskim 
tańcem modernistycznym i ekspresjonistycznym. Ten ostatni przyczynił 
się do powstania gatunku „teatr tańca” (tanztheater), z którym butō ma 
wiele wspólnego”3. 
Nie oznacza to oczywiście, że ekspresjonizmu stanowił jedyny „motor 
napędowy” dla powstania i rozwoju estetyki butoh. Pojawienie się nowego 
rodzaju tańca ma swoje żródło w ogólnoświatowym, powojennym kryzysie 
i jest związany z różnorodnymi przemianami i nastrojami, jakie wówczas 
panowały w Japonii. Niewątpliwie jednak ogromny wpływ na pojawienie się, 
na Wschodzie, nowego gatunku tańca i teatru, miał kontakt Ohno i Hijikaty 
(pionierów butoh) z twórcami awangardy. Szczególną rolę odegrała tutaj 
ich inspiracja literaturą, tańcem i sztuką europejską, fascynacja niemieckim 
tańcem ekspresjonistycznym, czy w końcu czerpanie przez nich wiedzy 
od japońskich nauczycieli tańca (Baku Ishiego, Takaya Egushiego, czy 
Katsuko Masury) wzorujących się na największych ikonach ówczesnego 
tańca ekspresjonistycznego (Katsuko Masura był uczniem samej Mary 
Wigman). Uwagę na ten istotny biograficzny fakt prekursorów butoh, 
zwraca pierwsza japońska tancerka tego gatunku, Natsu Nakajima: „Przed 
II wojną światową było w Japonii kilku pionierów tańca nowoczesnego, 
którzy studiowali ekspresjonizm w Niemczech. Założyciele butoh byli 
ludźmi kształconymi w technikach nowoczesnego tańca zachodniego”4.
Zaryzykować zatem można stwierdzenie, że ekspresjonizm, który 
zdecydowanie dominował w sztuce tańca w I połowie XX wieku, stanowi 

główne źródło współczesnego japońskiego teatru tańca.
Ekspresja (zarówno cielesna jak i duchowa), wyrazistość, wyostrzone 
zmysły, intuicja, natchnienie, improwizacja (jako metoda twórcza); 
deformacja ciała, negacja kategorii mimesis, zmienność, stosowanie 
kontrastów, dialektyka sprzeczności, próba ukazania dramaturgii świata 
i człowieka, dynamizm, emocjonalność, autentyczność, indywidualizm, 
wzbudzanie emocji i siła oddziaływania dzieła na widza – to podstawowe 
cechy ekspresjonizmu będące źródłem tego prądu w sztuce, jak również 
stanowiące wyznacznik estetyki butoh, o którym krótko będzie mowa 
poniżej.
Butoh jako nowy gatunek tańca (teatr tańca), stanowiący pomost pomiędzy 
tradycyjną kulturą japońską a współczesnym tańcem zachodnim, ale 
również pomiędzy teatrem i tańcem – narodził się gwałtownie w powojennej 
Japonii w latach 60. XX wieku. „Pierwszy etap rozwoju butō jest więc 
niezwykle radykalny. Artyści odrzucają wówczas wszystko, co uznane  
i akceptowane – łącznie z kulturowymi determinantami i zastanymi formami 
sztuki – zwracając się w kierunku tego, co pomijane, marginalizowane  
i odrzucane”5.
Za twórców butoh powszechnie uznaje się Tatsumiego Hijikatę i Kazuo 
Ōno, a za symboliczną datę powstania rok 1959, kiedy to Ōno wraz ze 
swoim synem, Youshito przedstawił pierwszy spektakl reprezentatywny 
dla nowego gatunku – Kinjiki (Zakazane kolory). W tym i w kolejnych 
spektaklach butoh zostają podejmowane takie zagadnienia, jak przemoc, 

S Z T U K A

Dzięki uprzejmości / Courtesy of NPO Dance Archive Network

Zdj. Kazuo Ohno - jeden z twórców nowego gatunku teatru i tańca butoh; z premiery Admiring La Argentina w 1977, fot. wykonał Naoya Ikegami
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przemożny erotyzm, przełamywanie kulturowo-społecznego tabu, 
„drążenie podświadomych obszarów indywidualnej ludzkiej egzystencji”6, 
czy „nieuchronność cyklu życiowej przemiany, narodzin, dojrzewania 
i śmierci”7. Tematem przewodnim zatem staje się zagadnienie ludzkiej 
podmiotowości i tożsamości w relacji do cielesności, co zostaje ukazane 
poprzez przełamanie konwencjonalnego języka tańca i wywołanie  
w widzu specyficznego uczucia poprzez fragmentaryczne i wielowarstwowe 
doświadczenie percepcyjne (efekt kolażu, zestawiania ze sobą niepasujących 
obrazów).
W centrum refleksji butoh umieszone zostaje ludzkie ciało, które jest 
nośnikiem naszej pamięci (również prenatalnej i sięgającej wcześniejszych 
pokoleń), ale jest to także ciało pierwotne, autentyczne, uwolnione  
z krępujących je norm i ograniczeń, nagie, bezbronne, odarte z historyczno-
kulturowo-społecznego płaszcza – tego ciała autentycznego, butoh, zdaje 
się poszukiwać najbardziej. „Tancerz niemal absolutnie godzi się ze swoją 
cielesnością, wchłaniając ją niejako w duchową świadomość, dzięki czemu 
rodzi się na scenie ciało nowe, ciało idealne, ciało przemienione”8.
Ciało jest tutaj niezwykle ważne, gdyż warunkuje i ugruntowuje naszą 
podmiotową tożsamość – podlega ono zatem ciągłym przemianom  
i deformacji:
„Bywa więc ono [ciało] odbierane jako dziwne, nieludzkie, niebezpieczne 
czy osobliwe, a ruch staje się trudny do jednoznacznego uchwycenia 
i rzeczowej analizy lub też budzi opór swoją zwierzęcością czy 
gwałtownością”9.
Zdeformowane ciało ukazane jest tutaj poprzez ociężałą, powykrzywianą, 
asymetryczną, skurczoną, pochyloną postawę (ganimata); poprzez 
zamieranie w bezruchu z grymasem na twarzy, powodującym jej 
zniekształcenie (beshimi kata); jak również poprzez ugięte, niewykręcone 

stopy oraz niepewnie stawiane kroki. Takie zdeformowane ciało podlegające 
ciągłym metamorfozom, w znaczny sposób zniekształca i utrudnia ruch 
tancerza, wypełniony drgawkami, konwulsjami, drżeniem, przyruchami,  
a w konsekwencji, ruchem spowolnionym prowadzącym do bezruchu. Ten 
niezwykle wolny, przerywany, chaotyczny, „koślawy” ruch, wydobywający 
się z wnętrza tancerza (tzw. slow motion) ma stanowić proces i warunkować 
wewnętrzną przemianę, jakiej podlega tancerz. „[…] tancerz nie musi być 
dłużej zależny od swojej codziennej tożsamości; zamiast tego powraca do 
istoty swego ciała i pozwala mu się poruszać samemu”10.
Fenomenologiczna próba dotarcia do istoty ja jest najważniejsza dla 
tancerzy i praktyków butō, stąd symboliczne malowanie się tancerzy na 
biało przy pomocy pudru:
„Makijaż w butō […] pozbawia twarz i ciało tancerza znakowości, 
przywracając mu stan neutralny, zerowy, który nic nie wyraża. […] 
Podczas spektaklu ciało tancerza rzadko pozostaje jednolicie pobielone – 
gdy puder wysycha i kruszy się, sprawiać to może wrażenie jak gdyby ciało 
ulegało destrukcji a skóra odpadała od ciała-mięsa, natomiast kiedy puder 
jest suchy unosi się w powietrzu niczym mgła, zacierając ostre kontury  
i jednolity wizerunek ciała oraz akcentując jego kruchość” 11.
Skupienie się na własnym wnętrzu i dążenie do stanu neutralnego, 
poziomu przedekspresyjnego umysłu początkującego – dotarcia do istoty 
siebie poprzez wyzbycie się siebie i własnych cech („bycie niczym”, „stan 
pustki”), powoduje, że również dlatego spektakle często pozbawione są 
fabuły i narracji, stanowiąc improwizowane i subiektywne przedstawienia, 
które prowadzą do fizycznego wyczerpania ciała, radykalnej zmiany 
percepcji. Butoh to po prostu ankoku butō, czyli taniec mroku, taniec 
ciemności, którego esencję stanowi kryzys, bunt i transformacja12:
„Znaczenie to [ankoku butoh] pojawia się tu w dwóch różnych kontekstach, 
wzajemnie się wspierających i dopełniających – dosłownej ciemności, która 

S Z T U K A

Charakterystyczne dla butoh ogołocone, zdeformowane ciało poddawane nieustannym drżeniom.
Podzielenie (się), chor. i wykonanie Krzysztof Jerzak, zdj. Tomasz Ćwiertnia
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często dominowała w pierwszych spektaklach butoh (słabe, przyćmione 
światło wydobywało co najwyżej zarys ciał i sprzyjało wrażeniu ich 
fragmentacji) oraz skupienia na mrocznych, poddanych procesowi 
wyparcia, zakamarkach ludzkiej psyche”13.
Spektakle butoh są zatem afabularne, składają się z przejaskrawionych, 
kontrastujących ze sobą elementów (mają kolażową strukturę, co jest typowe 
dla współczesnego teatru tańca), cechuje je indywidualne, ale również 
uniwersalne podejście do człowieka, liczy się w nich przede wszystkim 
ekspresja, wewnętrzne przeżycie i dotarcie do widza. Butoh posiada 
wiele wspólnych cech z nowym gatunkiem teatru tańca, powstającym 
na Zachodzie (w Niemczech) i również wyrastającym na fundamencie 
ekspresjonizmu. Prawdopodobnie dlatego butoh do dziś cieszy się 
zdecydowanie większym uznaniem w Europie i USA niż w rodzimych 
stronach. Jak stwierdza Katarzyna Julia Pastuszak: „Niedoceniane  
w swojej ojczyźnie i przez wiele lat traktowane jako gatunek marginalny, 
butoh szybko zdobyło sobie uznanie zachodniej widowni i z czasem stało 
się znaczącym elementem zachodniego życia teatralnego”14.

Marta Mück
 

S Z T U K A

Przypisy
1  S. H. Fraleigh, Tańcząc w stronę mroku. Butō, zen, Japonia, Kraków 
2004 , s. 74.
2  Tamże, s. 18.
3  J. Hoczyk, Butoh, czyli o duchowym życiu ciała, „Teatr” 2010, nr 
12, s. 61.
4  N. Nakajima, Butoh – pomiędzy teatrem a tańcem, tłum. J. 
Ostrowska, „Opcje” 1998, nr 3, s. 48-49.
5  J. Hoczyk, Butoh…, s. 3.
6  Tamże, s. 60.
7  Tamże, s. 60.
8  J. Majewska, Między buntem rozumu a pokorą istnienia, „Teatr” 
2010, nr 12, s. 59.
9  Tamże, s. 59.
10  N. Nakajima, Butoh…, , s. 49.
11  J. Hoczyk, O cielesności w japońskim tańcu butoh, nowytaniec.pl, 
s. 15-16.
12  Por. K. J. Pastuszak, Butoh w spotkaniu z Zachodem, „Teatr” 2010, 
nr 12, s. 67.
13  J. Hoczyk, O cielesności…., , s. 17.
14  K. J. Pastuszak, Butoh w spotkaniu…, , s. 64.

Podzielenie (się), chor. i wykonanie Krzysztof Jerzak, zdj. Tomasz Ćwiertnia
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POZNAŃSKI BER CZYLI 
TRYPTYK DOSKONAŁY

Najpierw była zapowiedź Teatru Wielkiego w Poznaniu: 
B jak Bondara Robert – coraz bardziej znaczące nazwisko 
na scenie tanecznej, jego prace choreograficzne są 
pokazywane na najważniejszych festiwalach tańca w 
Polsce i zagranicą. E jak Ekman Alexander – gwiazda 
współczesnej choreografii o międzynarodowej renomie, 
współpracował z ponad czterdziestoma zespołami na 
całym świecie. R jak Rimeikis Martynas - dyrektor 
artystyczny zespołu Litewskiego Baletu Narodowego, 
najbardziej rozpoznawalny choreograf młodego pokolenia 
na Litwie. BER jak mechanizm odnowy DNA. Jak sposób 
na wprowadzenie świeżego powiewu, dynamiki, energii, 
rytmu. Jak impuls do odnalezienia na nowo przyjemności 
płynącej z ruchu – zarówno dla twórców jak i dla widzów.

Szczególnie polecane tym, którzy jeszcze nie odkryli, że są 
entuzjastami tańca współczesnego.

A potem były kolejne obostrzenia, lockdowny, itp. skutkujące 
trzykrotnym odwoływaniem premiery, która, wobec remontu 
sali widowiskowej poznańskiego Teatru Wielkiego miała 
odbyć się w Auli Artis. Mając do wyboru dalszą, bardzo 

groźną dla artystów sztuki ciała, bezczynność twórczą, kierowani od 2018 
roku przez Roberta Bondarę poznańscy tancerze zdecydowali się na pokaz 
internetowy. Pokaz z miejsca zaowocował entuzjastycznymi recenzjami, 
co tylko wzmogło apetyt na bezpośrednie spotkanie z artystami, czyli 
premierę na żywo. Oczekiwanie zajęło łącznie rok. W dniu 5 października 
poznański balet wznowił występy przed podekscytowaną publicznością.

R E C E N Z J A
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zdj. Take Me With You , fot. M. Zakrzewski

W pierwszej części wieczoru zaprezentował się dziełem Roberta Bondary 
Take Me With You do muzyki zespołu Radiohead, skutecznie wciągając w 
aurę abstrakcyjnej doskonałości spragnionych bezpośredniego kontaktu 
ze sztuką widzów. Porywający taniec dwóch duetów, pozostający w 
kontrapunkcie do ingerującego w ich intymne relacje zespołu oraz 
odtwórców partii solowych, narzucał skojarzenia z odwieczną ucieczką 
przed samotnością i pragnieniem kontaktu - nie zawsze możliwym do 
spełnienia. Coś tu się łączyło, wnet rozpadało, tworzyło na nowo, unikając 
jednoznacznych wskazówek odnośnie sposobu osiągnięcia harmonii bytu. 
Choreograficzny majstersztyk.

Część druga należała (wbrew kolejności liter w tytule) do Martynasa 
Rimeikisa, czyli jego choreografii zatytułowanej Blind Words do muzyki 
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R E C E N Z J A

Steve’a Reicha i Meredith Monk. Szalone tempo, urzekająca rytmiczność i 
koordynacja szóstki tancerzy nie pozostawiały wątpliwości, iż mieliśmy do 
czynienia z dziełem najwyższych lotów. Wyłaniający się z grupy tańczących 
duet dawał płonną nadzieję na bliskość oraz trwałość rodzących się relacji. 
Wzajemne przenikanie pary z reszta zespołu zakończyła samotna postać 
kobiety ewidentnie nabranej na ślepe słowa (blind words) bez pokrycia...

Na zakończenie szalona trzecia część tego niezwykłego wieczoru, czyli 
tryptyk Episode 31 Alexandra Ekmana, szwedzkiego tancerza i choreografa, 
do muzyki jego rodaka Mikaela Karissona. Rozpoczęła ją czarno-biała 
projekcja filmowa, uwieczniająca tancerzy radośnie odgrywających sceny 
metropolitarnego szaleństwa, tym razem na ulicach Poznania. Emocje 
z ekranu przenoszą się na scenę, z której widzowie zostali porażeni 
(dosłownie!) wybuchem energii przekraczającej aprobowane normy. W 
kolejnych częściach dzieła (Point, Walking Man, Duet) groteskowo odziani
i ucharakteryzowani tancerze oddali się rytualnym wariacjom na cześć 
zwykłego życia z całą jego przekorą, niedorzecznością i radością mimo 
wszystko.

BER to kolejne (po czerwcowym wieczorze czterech choreografów Ślady) 
cenne wydarzenie w repertuarze znakomitego zespołu baletowego Teatru 
Wielkiego w Poznaniu. Mimo posługiwania się przez twórców jednym 
językiem tańca nowoczesnego, ujrzeliśmy trzy różnorodne stylistycznie 
prace, urzekające zarówno wyobraźnią ich autorów, jak i perfekcją 
wykonawczą tancerzy. Wielkie brawa!
 

Elżbieta Pastecka

WYKONAWCY: soliści, koryfeje i zespół baletowy Teatru Wielkiego w 
Poznaniu

REALIZATORZY

TAKE ME WITH YOU
choreografia, scenografia i kostiumy - Robert Bondara
muzyka - utwory zespołu RADIOHEAD
choreolog - Helena van Riemsdÿk

zdj. Blind Words , fot. M. Zakrzewski
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BLIND WORDS
choreografia - Martynas Rimeikis
kostiumy - Martynas Rimeikis
muzyka - Steve Reich, Lawrence English, Meredith Monk
asystent choreografa - Julija Stankevičiūtė
współtwórczyni kostiumów - Karolina Grzeszczuk

EPISODE 31
choreografia, dekoracje i projekcje - Alexander Ekman
kostiumy i charakteryzacja - Luke Simcock
reżyseria świateł - Nicole Pearce
muzyka - Mikael Karlsson Ane Brun, Erik Satie
fragmenty wierszy w wykonaniu Elinor Basescu
przekaz choreograficzny - Fernando Troya

Alexander Ekman jest reprezentowany przez Stepping Grounds Arts/Culture 
Management
Projekcje video — JAJKOFILM Karolina fender Noińska (www.jajkofilm.com)

Projekt Episode 31 jest współorganizowany z Instytutem Muzyki i Tańca w 
ramach programu „Zamówienia choreograficzne 2020”
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W swoim najsłynniejszym i najczęściej cytowanym 
dziele Platon mówi, że o miłości nauczył się od bardzo 
mądrej kobiety. Była nią Aspazja. Więcej informacji o 
tej mieszkance Miletu, partnerce Peryklesa, pozostaje 

tajemnicą lub zajadłym oszczerstwem usiłującym zatrzeć ślad, jaki Aspazja 
odcisnęła na ówczesnych mieszkańcach polis, nie kierując się żadną ideą 
polityczną, lecz miłością. W „Uczcie” Platon pisze, że wszystko czego 
może nauczyć się mężczyzna o miłości [gr. αγάπη, agape] pochodzi od 
kobiety: „rodzenie w piękności ciałem i duchem” (Platon, „Biesiada”, 
tłum. Stefan Okołów, Warszawa 1909, symposion. 206 B).

Kobieta w różnych odsłonach; silna, złamana, piękna, kaleka, pożądana, 
odrzucona.
Kobieta-ciało, Kobieta dająca życie, Kobieta-kochanka, Kobieta-siostra.

ONA – Kobieta przedzierająca się przez szczeliny istnienia, swym 
oddechem dotyka, pieści najmniejsze pęknięcia, tworząc głęboką 
rewolucyjną zmianę, która dokonuje się w duchu pierwiastka niesionego 
z uwagą, aby w ostateczności oderwać się od tradycyjnego postrzegania 
jej samej. Wymyka się, nie traci poruszenia, idzie głębiej, rozpycha się, 
wyłania z Platońskiej jaskini. Nie można jej już zatrzymać.

Nasza Kobieta to w swej istocie upływający Czas. Albert Einstein napisał: 
„Najpiękniejsze doświadczenie, jakie możemy mieć, to doświadczenie 
nieodgadnionego… Każdy, kto nie zastanawia się, nie dziwi się, może 
równie dobrze nie żyć, jego oczy są zamglone”.

„Szczeliny. Kobiety w sztukach performatywnych” to cykl wydarzeń na 
styku teatru i performansu; akcjonizmu i eksperymentalnego body artu; 
instalacji wizualnej i alternatywnego flash mobu. W programie znajdą się 
również działania związane z fotografią, filmem jako dokumentem sztuki 
oraz panele dyskusyjne. Każda odsłona to jedna szczelina, jedno pęknięcie. 
Tematem przewodnim cyklu jest Kobieta, Ona – kobiecość i rola, jaką 
Kobieta pełni od pokoleń w społeczeństwie, kulturze, polityce. Jaka jest, 
jaką ją widzimy, jak jest postrzegana przez siebie samą, przez mężczyznę, 
przez najbliższych.

Powołując „Szczeliny”, chcę zaproponować szczególnego rodzaju proces, 
który wymaga otwartości i współodczuwania, tzn. uczuć i postawy, bez 
których żadna istota ludzka nie będzie gotowa na przyjęcie świata i w 
końcu „zapomni, o czym zapomniała”. W „Szczelinach” wierzę w wieczne 
zadanie sztuki; że uchyli i odsłoni, a w konsekwencji rozciągnie kolejną 
warstwę wrażliwości w oswajaniu świata i doświadczaniu własnego życia.

Jest jeszcze coś, o czym nie wolno mi zapomnieć: o chorobie i cierpieniu. 
Świat dzisiaj wypiera ze świadomości obecność słabości, choć przecież 
cały czas zbieramy jej owoce, destruktywne plony. Człowiek boi się 
cierpienia, z czasem strach zastępując obrzydzeniem. Szuka miejsc, aby 
zakopać i ukryć je głęboko pod ziemią. Ale cierpienie istnieje i będzie o 
sobie przypominać naszym głosem, słowem, propriocepcją naszego ciała.
„Szczeliny” stają się wtedy opowieścią; spowiedzią ciała skierowaną do 
wewnętrza, lecz zarazem otwartą na obecność tych, którzy jej wysłuchają. 
Takie pęknięcia istnienia nabierają jeszcze innego znaczenia – stają się 
miejscem, wspólnotą tych, którzy doświadczają boleści, pozostając „w 
zawieszeniu”, oraz tych, którzy przychodzą, aby uśmierzyć ból, wysłuchać, 
przywrócić godność.
„Szczeliny” dedykuję Jolancie Brach-Czainie; w głębi serca czuję, że 
przyczyniła się do ich powołania.
„Trzeba egzystencjalnego otwarcia, byśmy stanąć mogli pośród 
nieskończonego pasma istnienia. W głębi doświadczania. I wewnątrz 
słowa, którym mówi ciało świata. Na przejściu wiodącym poprzez nas 
od przeszłości ku przyszłości, których zwornikiem wolno nam być przez 
chwilę. Szczeliną w przestworzach” (Jolanta Brach-Czaina, „Szczeliny 
istnienia”, Dowody na Istnienie, Warszawa 2018, s. 43).

Monika Wachowicz, kuratorka

N A S Z  P A T R O N A T

SZCZELINY. KOBIETY W 
SZTUKACH PERFORMATYWNYCH

Instytut im. Jerzego Grotowskiego we Wrocławiu ma przyjemność ogłosić projekt „Szczeliny. Kobiety w sztukach 

performatywnych”, w ramach którego swoje prace przedstawią Kobiety-artystki reprezentujące różne dziedziny sztuk 

performatywnych. Kuratorką projektu jest Monika Wachowicz – aktorka i performerka, związana z Teatrem A Part 

w Katowicach, prezeska Fundacji SZTUKA DLA ŻYCIA, nieustannie zafascynowana otaczającym nas światem. Jak 

sama mówi – jej motorem jest życie. Do współpracy zaprosiła wyjątkowe Kobiety – performerki, muzyczki, aktorki, 

m.in. Joannę Grabowiecką, Aurorę Lubos, Joannę Pawlik, Katarzynę Pastuszak, Magdę Tukę, Anitę Wach, Annę 

Steller, Magdę Dubrowską, oraz zespoły Studio Kokyu i Teatr A Part. 
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«Szczeliny» to projekt łączacy różne formy sztuki, począwszy od teatru, 
performansu rozumianego również jako body art, instalacji, fotografii, 
filmu czy muzyki. Artystki podejmują w swoich pracach tematy śmierci 
i żałoby, wolności i praw kobiet, przemocy czy wykluczenia społecznego 
związanego z niepełnosprawnością. „Szczeliny” realizowane w Instytucie 
im. Jerzego Grotowskiego są dedykowane Jolancie Brach-Czainie i jej 
książce „Szczeliny istnienia”.
Projekt „Szczeliny. Kobiety w sztukach performatywnych” realizowany 
jest w ramach objęcia przez Wrocław tytułu Światowej Stolicy Sztuk 
Performatywnych 2022/2023 przyznawanej przez ITI/UNESCO oraz w 
ramach programu Koalicja Miast. 

Szczeliny
Kobiety w sztukach performatywnych

Kuratorka: Monika Wachowicz

Daty:
pt.–niedz. 12–14/11/2021
pt.–niedz. 3–5/12/2021
pt.–niedz. 7–9/01/2022
pt.–niedz. 4–6/02/2022
pt.–niedz. 4–6/03/2022
pt.–niedz. 1–3/04/2022

Miejsca:
Sala Teatru Laboratorium
Studio Na Grobli
Centrum Sztuk Performatywnych Piekarnia

Bilety:
Karnet na program w listopadzie: 70/110 PLN
Pojedyncze wydarzenie: 20/30 PLN

Karnet na program w grudniu: 40/70 PLN
Pojedyncze wydarzenie: 20/30 PLN / Film: 10/20 PLN
Bilety do kupienia: www.bilety.grotowski-institute.pl/

Organizator: Instytut im. Jerzego Grotowskiego

Patroni medialni: Onet.pl, radio Chillizet, telewizja Echo24, miesięcznik 
„Teatr”, e-teatr.pl, magazyn „Taniec”, magazyn „Szum”, TuWroclaw.
com. 

Matronat społeczny: Centrum Praw Kobiet

Więcej informacji i program „Szczelin”: grotowski-institute.pl/projekty/
szczeliny/

O wydarzeniach w listopadzie:

„Strefa szeptów”
Doświadczenia osobiste twórczyń dotyczące straty bliskiej osoby stają się 
pretekstem do rozważań na temat tabuizacji śmierci we współczesnym 
świecie i symboliki odrodzenia.
Na scenie zobaczymy zarówno reżyserkę performansu/instalacji, Joannę 
Grabowiecką, jak również trzy Kobiety Mocy, wspierające procesy 
narodzin, umierania i uzdrawiania. Ich obecność będzie kluczowa 
dla opowieści bohaterki, która podczas swoistego seansu-ceremonii 
zaprosi widzów do przestrzeni, gdzie to, co nie może lub nie chce 
być już wykrzyczane, zostanie wypowiedziane szeptem, aby mogły 
zatryumfować piękno, witalność i sensualność.

„I Come to You River: Ophelia Fractured”
Artystki ze Studia Kokyu rzucają światło na Ofelię, by uległo ono 
załamaniu i odsłoniło, co ukryte w losie bohaterki Szekspira. Twórczynie 
oddają głos Ofelii, by mogła wreszcie powiedzieć, co myśli, byśmy 
mogli usłyszeć coś, co być może nie zawsze do nas dociera, gdy 
patrzymy na piękną, ponętną, młodą dziewczynę, unoszącą się pośród 
kwiatów na powierzchni wody. Spektakl otrzymał nagrodę w Konkursie 
SzekspirOFF w ramach 25. Festiwalu Szekspirowskiego w Gdańsku 
(2021) – „za dojrzałość formy teatralnej oraz siłę aktorskiej obecności”. 
Przedstawienie grane jest w języku angielskim.

„Okruchy” 
połączone z wystawą fotografii „Okruchy życia cd.”
Performans/instalacja „Okruchy” narodziły się po spotkaniu Moniki 
Wachowicz z kobietami osadzonymi w areszcie w Katowicach, gdzie 
artystka prezentowała swój pierwszy autorski projekt solowy „V”. 
To doświadczenie pozostawało żywe na tyle, iż artystka postanowiła 
„przeprowadzić je” przez siebie ponownie: tym razem w ciszy i z 
emocjami, jakich doświadczyła podczas protestów – październikowych 
demonstracji Strajku Kobiet.
Wystawa fotografii Artura Turka „Okruchy życia cd.” inspirowana jest 
„V” i „Okruchami” Moniki Wachowicz. Zdjęcia nie stanowią jednak 
bezpośredniego odwzorowania prac artystki, ale są autorską interpretacją 
fotografa, odnoszą się do samotności i próby zdefiniowania życia. 

„Akty” powstały w oparciu o prawdziwe historie osób dotkniętych 
przemocą w rodzinie. Performans Aurory Lubos jest jej 
odpowiedzią na przeczytane listy, rozmowy z ludźmi, którzy zaznali 
przemocy. Odpowiedzią inspirowaną warsztatami artystycznymi 
przeprowadzonymi w ośrodkach pomagających osobom 
doświadczającym przemocy, czyli najczęściej kobietom i dzieciom.

„Zastanawiam się...”
Tytuł odnosi się do sytuacji osobistej człowieka będącego w stanie 
zagrożenia: niepełnosprawnością, chorobą i wykluczeniem społecznym. 
Reżyserka Joanna Pawlik i twórcy projektu podejmują także wątki 
nawiązujące do sytuacji polityczno-ekonomiczno-społecznej osób z 
różnymi rodzajami niepełnosprawności w Polsce (sięgając m.in. do 
doświadczeń protestu rodziców dzieci niepełnosprawnych w Sejmie w 
2018 roku).

N A S Z  P A T R O N A T

zdj. materiał prasowy Szczeliny
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Kalendarium Grudzień

pt.–pon. 3–13.12.2021
pt. 3.12.2021, 17.00 – otwarcie
Czas trwania: pt., niedz.–pon. 3, 5–13.12.2021, 17.00–21.00
sob. 4.12.2021, 17.00–22.00
Wrocław, IP Studio, ul. Ruska 46A, 4 piętro
Inni malowali rybki
Wstęp wolny

pt. 3.12, 19.00
Sala Teatru Laboratorium
Szeol | לואש
Premiera seansu teatralnego Moniki Wachowicz i Jarosława Freta
Czas trwania: ok. 60 min

sob. 4.12, 17.00
Sala Teatru Laboratorium
Szeol | לואש
Premiera seansu teatralnego Moniki Wachowicz i Jarosława Freta
Czas trwania: ok. 60 min

sob. 4.12, 19.00
Piekarnia
Ciało nie kłamie
Pokaz filmu o Marinie Abramović, Shirin Neshat, Sigalit Landau i 
Katharinie Sieverding w reżyserii Evelyn Schels
Czas trwania: 96 min

niedz. 5.12, 17.00
Studio Na Grobli
Przemieszczenie
Performans Anny Steller
Czas trwania: ok. 60 min

niedz. 5.12, 19.00
Piekarnia
NANGA
Koncert Magdy Dubrowskiej, Karola Goli, Macieja Dzierżanowskiego, 
Filipa Różańskiego

N A S Z  P A T R O N A T

zdj. materiał prasowy Szczeliny

zdj. materiał prasowy Szczeliny
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DYKTAT NOMADYCZNEGO 
POPĘDU

R E C E N Z J A

Widzów listopadowej premiery baletowego dyptyku 
Exodus, Bieguni/Harnasie w Teatrze Wielkim  
- Operze  Narodowej  oczekiwała  intrygująca 
konfrontacja z drapieżną wizją Anny Hop (Exodus) 
inspirowaną muzyką Kilara oraz pracami Bogusława 
Lustyka tudzież z oryginalnym, inspirowanym 
powieścią Olgi Tokarczuk,   pomysłem Izadory 
Weiss („Bieguni/Harnasie”), przeobrażającym 
starocerkiewną sektę wiecznych podróżników  
w naszych rodzimych Harnasi. 

Trudno nie skonstatować, iż obie artystki wzięły na swoje 
kobiece barki nader ambitne zadanie zmierzenia się z tematem 
odwiecznej wędrówki człowieka w poszukiwaniu wolności, 
czyli życia wyzwolonego zarówno z politycznej opresji, jak 

i ze sztywnych ram społecznych uwarunkowań. Owa wędrówka to nie 
tylko pokonywanie przestrzeni (w tym przekraczanie granic), ale przede 
wszystkim ucieczka ku innej, bardziej znośnej rzeczywistości.

Dzieło Anny Hop, debiutującej jako choreograf na dużej scenie Teatru 
Wielkiego, wciąga i fascynuje od pierwszego obrazu przywodzącego 
na myśl zawieszoną na scenie olbrzymią makatę, z której wyłaniają 
się kolejne rzędy postaci, tworząc zwartą, falującą niczym ocean, 
wirującą niczym ławica ryb, ludzką masę ubezwłasnowolnioną  
w swojej  zbiorowości. Wyrywające się z tej ludzkiej mgławicy postacie  
zawisają na ostrych elementach scenicznej dekoracji,  wykonując  na nich 
ekwilibrystyczne działania niczym skałkowi wspinacze. Ta część dzieła to 

mistrzowska, porywająca wizja wykonana przez kilkudziesięcio-osobowy 
zespół tancerzy Polskiego Baletu Narodowego z niewiarygodną wprost 
perfekcją. W drugiej części spektaklu z bezosobowej masy wyłaniają 
się pojedyncze osoby, którym udaje się zaistnieć jako wolne jednostki.  
Tu  niestety wrażenie słabnie: oszołomionemu porażającym ładunkiem  
emocji pierwszej sceny widzowi trudno skupić się na nie do 
końca zrozumiałych, działaniach solistów. Jest coś o człowieku, 
jego rutynowych czynnościach, o  odwiecznej (męskiej) agresji 
- szczególnie wobec bezbronnych kobiet... Ot banał ludzkiego 
losu. Ponowne pojawienie się w końcówce dzieła całego 
zespołu (do muzyki Bogurodzicy) nie pozostawia wątpliwości,  
iż szanse na polepszenie tragicznej kondycji człowieka są nierealne: tłum 
zionie wrogością i agresją. Całości dopełniło znakomite wykonanie przez 
orkiestrę i chór Opery Narodowej pod dyrekcją Łukasza Borowicza dzieł 
Wojciecha Kilara: Exodus, Koncert fortepianowy i Bogurodzica.
     Spektakl Bieguni/Harnasie Izadory Weiss nawiązuje do zaczerpniętej  
z powieści Tokarczuk postaci Annuszki. Osaczona przez męża, matkę  
i innych członków rodziny wrażliwa kobieta postanawia wyrwać się  
z krępujących ją więzów, ucieka z domu  i znajdując azyl w anonimowej 
miejskiej przestrzeni i metrze, spotyka menelkę Galinę, kobietę wolną, 
wyzwoloną z wszelkich więzów i konwenansów. U Izadory Weiss 
ucieczka Annuszki odbywa się we śnie, w którym bogini tańca i wolności 
Galina wprowadza ją w fascynujący świat Biegunów-Harnasi. Owi 
nieskrępowani żadnymi społecznymi normami odmieńcy uświadamiają 
Annuszce inny wymiar życia, zaś ich przywódca, Harnaś, budzi w niej 
instynkt miłosnego spełnienia - również erotycznego. Oryginalny pomysł 
skonfrontowania Biegunów, ludzi wiecznej podróży z - również żyjącymi 
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R E C E N Z J A

zdj. Bieguni-Harnasie: Yuka Ebihara, Natalia Pasiut, Vladimir Yaroshenko, fot. Ewa Krasucka

poza społeczeństwem - Harnasiami przerósł jednak twórcze możliwości 
choreografki, która nie do końca podołała wyzwaniu przełożenia go na 
taneczną wizję. Akcję charakteryzowała chaotyczność, uniemożliwiająca 
właściwe odczytanie przesłania dającego - w przeciwieństwie do pesymizmu 
Anny Hop - nadzieję, zaś bezbarwny, statyczny tłum biegunów-harnasi  
w pełni uzasadnia decyzję Annuszki powrotu do męża, z nadzieją na naprawę 
związku. Najmocniejszą stroną spektaklu okazała się zachwycająca w roli 
Galiny Yuka Ebihara, której pełen pasji, drapieżności, a przy tym kobiecości, 
perfekcyjny plastycznie taniec przekonująco obrazował tkwiące w istocie 
ludzkiej odwieczne pragnienie wolności i niezależności. Stworzenie tej 
właśnie postaci przekonuje do twórczych możliwości Izadory Weiss. 
Zawiodło niestety majstrowanie przy muzyce Szymanowskiego. Pomijając 
dość niefortunne połączenie IV Symfonii z dziełem Harnasie, podkreślany 
z dumą przez choreografkę fakt uniknięcia folklorystycznego banału 
pokiereszował to wybitne dzieło największego polskiego kompozytora 
XX wieku, pozbawiając je jego unikalnego nastroju.

Ocenę tego oryginalnego bez wątpienia baletowego dyptyku pozostawić 
należy publiczności. Zaś dla niżej podpisanej największą wartością 
tej premiery stała się - z pewnością wbrew założeniu obu choreografek 
- mimowolna konfrontacja dwójki bohaterów: zespołowego w dziele 
Exodus z postacią Galiny. Owo przeciwstawienie bezwolnej masy  
i wyzwolonej z wszelkich ograniczeń jednostki celnie obrazuje odwieczny 
dramat zniewolenia człowieka, zarówno jako członka wspólnoty jak  
i jednostki - główną przyczynę dyktowanego mu biologicznym impulsem 
nomadycznego popędu ku nowemu, ku innemu, ku lepszemu, niosącemu 
nadzieję na odmianę losu.

Elżbieta Pastecka

zd
j. 

EX
O

D
U

S,
 fo

t. 
Ew

a 
K

ra
su

ck
a

Wieczór baletowy w dwóch częściach

Prapremiera wieczoru baletowego: 13.11.2021, Polski Balet Narodowy

Exodus (prapremiera)

Balet w I akcie

Koncepcja i choreografia: Anna Hop

Muzyka: Wojciech Kilar (Exodus, II Koncert fortepianowy: cz. 1 i 3, Bogurodzica)

Bieguni-Harnasie  (prapremiera)

Balet w I akcie

Libretto: Izadora Weiss inspirowane epizodem z powieści Bieguni Olgi Tokarczuk i 

ideą Karola Szymanowskiego

Inscenizacja i choreografia: Izadora Weiss

Muzyka: Karol Szymanowski (IV Symfonia: cz. 1 i 2, Harnasie)
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CYKL: CIAŁO NA SCENIE 
CZY NAGOŚĆ NA „SCENIE” TO 

WYNALAZEK WSPÓŁCZESNOŚCI? CZ.1

Partycypując w szeroko pojętej kulturze coraz częściej 

napotykamy zjawisko obnażania się wykonawcy, tak 

dosłownym, jak i metaforycznym. Coraz więcej twórców 

traktujących swoje ciało jako narzędzie służące do 

wyrażenia pewnych treści, czyni to dosłownie, nie 

pozostawiając miejsca na jakiekolwiek złudzenia czy 

tajemnicę. Czy rzeczywiście rozebranie się na scenie, 

czy w scenie, ma na celu zaszokowanie, dostarczenie 

niewyszukanej rozrywki, czy jednak ma służyć 

nadaniu głębszego przekazu? Może wszak okazać 

się, że spektakl „odziany” będzie już zupełnie innym 

spektaklem, mówiącym o zupełnie innych kwestiach1.

Na przestrzeni wieków nagość w miejscach publicznych 
wartościowana i postrzegana była bardzo różnie. Sposób 
patrzenia na nagość też zmieniał się w zależności od potrzeb, 
jakim nagość miała służyć. 

1 Artykuł stanowi część  rozdziału pracy autorki Nagość w sztuce tańca świata 
zachodniego, Praca dyplomowa napisana pod kierunkiem prof. Ewy Wycichowskiej, 
Warszawa 2013, Uniwersytet Muzyczny Fryderyka Chopina, Wydział Dyrygentury 
Chóralnej, Edukacji Muzycznej, Muzyki Kościelnej, Rytmiki i Tańca, Podyplomowe 
Studia Teorii Tańca.

Zdefiniowanie ciała, o czym ono mówi, jakie jest jego postrzeganie przez 
drugiego człowieka, co przekazuje, co chowa, co kamufluje, czy służy nam 
czy może my służymy jemu – takie pytania i wątpliwości prawdopodobnie 
pojawiały się od dawna w każdej epoce dotykając większości ludzi, 
jednostek. Czasem bardziej, czasem mniej, w zależności od epoki, ciało 
traktowano jako coś absolutnie naturalnego, wrodzonego, immanentnego, 
by w kolejnych epokach tratować je jako grzeszny instrument diabelskich 
knowań, siedlisko rozpusty. Przez stulecia podejście do ciała zmieniało 
się,tym bardziej zmieniał się stosunek do ciała w przestrzeni publicznej, 
czyli między innymi na scenie. Na tę szczególną sytuację miała wpływ 
niezliczona ilość czynników, z których najpoważniejsze znaczenie zdają się 
mieć religia i wyznawany system wartości. W Europie przemożny wpływ 
na sferę publiczną, ale również prywatną, miał bez wątpienia Kościół  
i chrześcijański dekalog, choć oczywiście zakres tego wpływu różnił się  
w zależności od państwa i epoki. 
 Podejście do nagości i jej wartość różniły się znacznie, i uzależnione 
były od miejsca i czasu. Im wcześniej wystąpiła, tym ścisłej związana była 
z religią. Philip Carr-Gomm w swojej książce Historia Nagości podaje, iż 
„prawdopodobnie pierwszymi ludźmi łączącymi nagość ze świętością byli 
mędrcy z doliny Indusu (...), którzy pojawili się cztery tysiące lat temu 
lub nawet wcześniej, i którzy postanowili celowo zrzucić ubranie”2. Po 
spotkaniu z Aleksandrem Wielkim i pierwszym filozofem sceptykiem – 
Pirronem, mędrcy ci zyskali miano gymnosofistów od gymno – nagi i sofia 
– mądrość. 
 Wydaje się również, że to właśnie południowa Azja, a zwłaszcza 
zachodnie Indie, stały się kolebką nagości postrzeganej jako świętość. 
2  P.Carr-Gomm, Historia nagości, Bellona, Warszawa 2010, str. 57.

Taniec Muz. Hezjod i Muzy tańczące na górze Helikon,

 płaskorzeźba: Bertel Thorvaldsen (1807), domena publiczna
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Tam rozwinęła się tradycja dźinizmuo charakterze monastycznej 
wspólnoty założonej przez ostatniego tirthankarę (nauczyciel dźinizmu) 
– Mahawirę. W tradycji tej mnisi nie nosili ubrań, natomiast mniszki 
odziewały się w białe, proste szaty. Te ascetyczne stroje, czy ich brak, 
„służyły raczej przedstawieniu wyrzeczenia się przywiązania do świata 
fizycznego i przyjemności, a nie ich celebrowania”3.Mniej więcej wiek 
po śmierci Mahawirydoszło do schizmy, gdzie kwestia sporna dotyczyła 
właśnie nagości. Do dziś w Indiach istnieją dwie główne sekty dźinizmu– 
Digambara, czyli mnisi chodzący tradycyjnie bez ubrania i Shvetambara, 
którzy nakładają szaty. Również do dziś nagi mnich na ulicy nie wzbudza 
sensacji, lecz cieszy się powszechnym społecznym szacunkiem. 
 Przeszczepienie na grunt europejski filozofii wyrzeczenia się 
wszelkich dóbr dokonało się poprzez Aleksandra Wielkiego i Pirrona. 
Ich spotkanie z indyjskimi ascetami zaowocowało rozwinięciem się 
filozofii ascetyzmu, gdzie najpewniejszą drogą do osiągnięcia szczęścia 
jest „zobojętnienie  zarówno na radości, jak i na cierpienia, które niesie 
nam życie”4.Pirronowy ascetyzm zapewne oddziaływał na starożytnych,  
a o jego wpływie może świadczyć fakt, że on sam, jak i założenia jego 
filozofii, cieszyły się tak wielką estymą, iż za czasów Pirrona wszystkich 
filozofów zwolniono z płacenia podatków. Trudno jednak orzec jak 
filozofia Pirrona warunkowała sposób noszenia się współczesnych mu 
Greków. Czy nagość hinduskich mnichów bezpośrednio przełożyła się 
na nagość Starożytnych? Historyk sztuki – Jeffrey Hurwitt– w artykule 
zamieszczonym w American Journal of Archaeology mówi o nagości 
jako atrybucie boskości. Wyróżnia dwa rodzaje przedstawiania nagości 
„bohaterskiej”. „Pierwszy rodzaj zarezerwowany jest dla mitologicznych 
bohaterów, takich jak Herakles czy Tezeusz, którzy „noszą” nagość, 
ponieważ należą do panteonu bohaterów, a nagość jest ich atrybutem.  
I drugi rodzaj nagości „noszonej” przez śmiertelników - by naśladować 
określonych bohaterów lub podtrzymać ogólny status bohatera”5. W obu 
przypadkach nagość oznacza idealne, młode i mocne ciało, traktowane 
jako źródło piękna charakterystycznego dla bohaterów. 

3 P.Carr-Gomm, op.cit., str. 63.
4 http://www.edupedia.pl/words/index/show/493784_slownik_filozoficzny-pir-
ron_z_elidy.html[dostęp 28.03.2013r.].
5 J.Hurwitt, The problem with Dexileos: heroic and othernudities in Greek 
art[w:] „American Journal of Archaeology”, (111.1), January 2007, str.46, online: 
http://www.ajaonline.org/article/170.

Jednak w codziennym życiu starożytni Grecy ograniczali obnażanie się 
do specjalnych sfer czy sytuacji. Pojawienie się bez odzienia tolerowane 
było w sferze prywatnej – w sypialni czy przy okazji spotkań w rodzinie, 
i w sferze społecznej – na stadionach, w gimnazjonach i palestrze. Z całą 
pewnością Grecy nie pojawiali się nago chodząc po ulicach czy jeżdżąc 
konno, a brak  odpowiedniego okrycia w czasie bitwy równoznaczny byłby 
z samobójstwem. 
 Czymś jeszcze innym było naśladowanie bóstw i bohaterów, jakie 
dokonywało się w antycznym teatrze. W zależności od rodzaju widowiska, 
aktor helleński wykorzystywał inny rodzaj kostiumu. W tragedii aktor 
odziany był w chiton i płaszcz, zakładał również buty z długą cholewką 
na grubej podeszwie – cothurnus. Wrażenie dostojeństwa potęgowało 
zastosowanie maski i ónkos, czyli charakterystycznie wyniesionej łukowo 
fryzury ze splecionych długich pasm włosów6. Artyści dodatkowo 
watowali kostiumy, by zwiększyć swe wymiary. Ciekawą charakterystykę 
znajdziemy u Lukiana w jego Dialogu o tańcu, bo choć mówi on  
o II w. n.e., tragedia rzymska czerpała z helleńskiego pierwowzoru. 

6 M.Berthold, Historia teatru, Wydawnictwa Artystyczne i Filmowe, Warszawa 
1980, str. 120.

Mickey Rourke jako Św.Franciszek, fragment kadru z filmu Franciszek, reż. Liliana 

Cavani

Ilustracja: fragment karty manuskryptu, Alexander Wielki spotyka Gymnosofistow (folio 2 z 3) ilustrowany przez Maïtre François około 1475 - National Library of the Netherlands, 
Netherlands - Public Domain. https://www.europeana.eu/en/item/9200122/BibliographicResource_1000056124639:  
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Takim brzydkim i jednocześnie przerażającym widowiskiem jest 
człowiek nieproporcjonalnie wysoki, w masce wznoszącej się ponad 
jego głowę z szeroko ziejącym otworem ust, jakby miał zamiar pożreć 
widzów. Nie mówiąc o poduszkach na jego klatce piersiowej i brzuchu, 
którymi powiększał swą szerokość, żeby szczupłość zbytnio nie zdradzała 
jego pokracznej wysokości. W środku tego wszystkiego jest sam aktor, 
zawodzący, balansujący do tyłu i w przód (…)7.
 W komedii, która czerpała ze spuścizny obrzędowej, z igraszek 
satyrów, z tańców w przebraniu zwierzęcym i z rytuałów płodności, dość 
częstym atrybutem był odsłonięty fallus i swawolny taniec kordaks. Był on 
„tak wyuzdany, że uchodziło za nieprzyzwoitość tańczenie go bez maski”.8 
Taniec ten prawdopodobnie stanowił jedną z przyczyn, dla których przez 
długi czas zakazywano kobietom wstępu na przedstawienia komediowe. 
Lekkość tematów wpływała również na kostium. Był on bardziej zbliżony 
do codziennego odzienia obywatela polis. Podstawę stanowiły trykotowe 
spodnie, niekiedy barwione na różne kolory, by ułatwić widzom śledzenie 
ulubionego aktora w trakcie grania różnych postaci w sztuce. W okresie 
hellenistycznym nastąpiła radykalna zmiana w ubiorze greckiego aktora 
komediowego – fallus zniknął, podobnie jak groteskowe watowania na 
pośladkach i brzuchu.
 Co również ciekawe, Grecy postrzegali nagość jako ich własny 
wyróżnik spośród innych społeczeństw i jednocześnie wyraz wyższości 
nad nimi. Bowiem w kulturze ludów wschodu męska nagość była oznaką 
degradacji i wstydu9. W Biblii, która w Europie przez setki lat stanowiła 
wyrocznię tego co godne i pożądane znajdziemy mnogość cytatów 
regulujących kwestię obnażania się, niekoniecznie związaną z seksualnością 

7 M. Kocur, We władzy teatru. Aktorzy i widzowie w antycznym Rzymie, Wy-
dawnictwo Uniwersytetu  Wrocławskiego, Wrocław 2005, str. 242.
8 M.Berthold, op.cit., str. 128.
9 J.Hurwitt, op.cit., str. 46.

człowieka, ale właśnie jako wyraz upokorzenia i hańby:
Wtedy Pan rzekł: Jak mój sługa, Izajasz, chodził nago i boso przez trzy 
lata jako znak i przepowiednia o Egipcie i Etiopii, tak król Asyrii będzie 
prowadził jeńców egipskich i wygnańców etiopskich, młodzież i starców 
nago i boso i z gołym pośladkiem ku hańbie Egiptu.(Iz. 20,3; por. Hi 24,10; 
Iz 47,3; Ez 16,39; AD. 3,18; )10.
 Apogeum traktowania ciała jako narzędzie grzechu przypadło na okres 
Średniowiecza. Średniowiecze stanowiło doskonały grunt do pojawienia 
się i rozwinięcia ascezy jako jednego z głównych nurtów religijnych tej 
epoki. Doktryny wszelkich ruchów ascetycznych, zwłaszcza w okresie 
wczesnego Średniowiecza, które w tym czasie zyskały na sile, wymagały 
od swoich zwolenników surowego przestrzegania nakazów czystości i 
wystrzegania się ziemskich uciech. Nastąpiło tu, trwające kolejne kilkaset 
lat, rozerwanie związku miedzy tym co duchowe, czyli przynależne 
Bogu, a tym co cielesne, związane z ciałem i niestety, w powszechnym 
rozumieniu – z kobietą. Asceci działający zarówno w głównym nurcie 
Kościoła, jak i na jego obrzeżach przesunęli akcent z życia doczesnego na 
pozaziemskie. Życie w ascezie z całą pewnością nie należało do łatwych. 
Wśród pustelników znajdziemy przykłady takich, dla których asceza 
stanowiła zbyt ciężkie brzemię. Jacek Breczko w artykule Nurt seksualnej 
ascezy w chrześcijaństwie przywołuje przykład św. Hieronima i jego prób 
powściągnięcia własnej pożądliwości:
Wyobrażałem sobie, że jestem otoczony dziewczętami; moja twarz biała 
od głodu, moje usta zimne, lecz mój umysł płonący pożądaniem, płomienie 
pożądania paliły mnie, choć ciało było bliskie śmierci11.

10 Biblia Tysiąclecia, red. ks. K. Dynarski SAC, Wydawnictwo Pallottinum, 
Poznań-Warszawa 1990.
11 J.Breczko, Nurt seksualnej ascezy w chrześcijaństwie, online:http://www.gnosis.
art.pl/e_gnosis/punkt_widzenia/breczko_nurt_seksualnej_ascezy_w_chrzescijanst-
wie02.htm[dostęp 29.03.2013].

Człowiek witruwiański, Leonardo Da Vinci, ok. 1490
fot. Luc Viatour, www.lucnix.be/
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Inny przykład znajdziemy ponownie u Philipa Carr-Gomma. Dotyczy on 
jednej z największych postaci średniowiecznego ruchu ascetycznego – 
św. Franciszka, jak się okazuje, również nie wolnego od namiętności. Ten 
walcząc z „pragnieniami ciała” chłostał je, mówiąc „dalej, Bracie Żyć, tak 
właśnie powinien smagać cię bicz!”, a gdy to nie pomogło, rzucił się nago 
w śnieg12.
Jacek Breczko dalej wysuwa wniosek, z którym trudno jest się nie zgodzić, 
pisze:  
Nałożone sobie hamulce nie powodują uspokojenia, ale przeciwnie, 
narastanie napięcia i w końcu jakieś ekstatyczne wybuchy namiętności, 
pożądania, połączone z obrazami wyuzdania i perwersji, które kończą się 
silnym poczuciem winy i nakładaniem sobie jeszcze silniejszych hamulców, 
które powodują jeszcze potężniejsze erupcje i jeszcze potężniejsze poczucie 
winy13.
Może to spowodowało, że w samym łonie ruchu ascetycznego pojawiły 
się odłamy (adamici, karpokratianie, turlipini, pikardzi), które rozpustę 
seksualną traktowały jako czynność sakralną. Pojawiało się tam coś, co 
można by określić jako mistyczny erotyzm. O ile wiadomo, nie były to 
grupy agresywne. Przeciwnie, adamici, dążący do pierwotnej rajskiej 
niewinności, czyli odrzucający wstyd i żyjący nago, byli raczej łagodni.
 Echa postawy starożytnej czy też średniowiecznej wobec nagiego 
ciała będą przeplatać się poprzez kolejne wieki. Mimo to zdaje się, że tak 
radykalne i silne odcięcie od ciała, jakie nastąpiło w Wiekach Średnich 
więcej w dziejach nie zamanifestuje się.  
W renesansie, podobnie jak w starożytności, ciało, nagie czy też ubrane, 
znajdzie się w centrum zainteresowań artystycznych, ale także i naukowych 
– obrazy czy rzeźby Michała Anioła, prace Leonarda Da Vinci, filozofia  
i reformy religijne Erazma z Rotterdamu czy uwielbienie dla piękna świata 
i uroków życia GiovanniegoBoccaccia. Podobnie jak w starożytności, ciało 
będzie ponownie uosabiało wszystko to, co piękne, dalekie od zbrukania 
czy nieczystości.

12 P.Carr-Gomm, op.cit., str. 82.
13 J.Breczko, op.cit.
14  J.-M.Pradier, Ciało widowiskowe. Etnoscenologia sztuk widowiskowych, PWN, Warszawa 2012.

W kolejnej epoce – baroku–stosunek do ciała zmienia się i rozwija. Barok 
to epoka sprzeczności i różnorodności. Z jednej strony filozof Blaise 
Pascal, głęboko wierzący i głoszący pogląd, iż wiara jest dla człowieka 
jedynym ratunkiem. Z drugiej strony Rubens wraz z przedstawieniami 
kobiecego ciała, zaróżowionego, pulchnego, wręcz obiecującego rozkosz. 
Ciało wzbudza zainteresowanie także pod względem medycznym. Jean-
Marie Pradier, autor Ciała widowiskowego,tak objaśnia stosunek do ciała 
w XVII wieku:
(...) w przypadku wiedzy medycznej (...) - procedura polega na obserwacji 
eksperymentalnej, na tym by zbliżyć się do ciała na ile to tylko możliwe, by 
(...) przeniknąć do wewnątrz, w wilgoć, we wzniosłość i kloakę, w cieknące 
tkanki i namiętności, w najbardziej bezpośrednią seksualność, w zapachy  
i wydzieliny, w samą krew14.
Jak widać, ciało traci nimb boskości, zaczyna istnieć, lecz nie jako nędzna 
ziemska powłoka wiedziona na pokuszenie, a jako przedmiot badań we 
wszystkich swych możliwych odcieniach tak fizycznych, jak i psychicznych. 
W kolejnych latach to naukowe podejście będzie ewoluować, przy czym 
główny nacisk zostanie położony na psychikę i jej wpływ na postrzeganie 
własnego ciała. Oczywiście pogląd na ciało podryfuje jeszcze wielokrotnie 
od absolutnej czystości i świętości życia małżeńskiego, po niemalże 
usankcjonowane rozpasanie obyczajowe za czasów długiego panowania 
królowej Wiktorii.

Małgorzata Skusa

 

Sandro Botticelli - Narodziny Wenus (ok. 1485) - Google Art Project
Public Domain, https://commons.wikimedia.org/w/index.php?curid=22507491
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PROJEKT ZNISZCZENIA 
CZŁOWIEKA

Czy człowiek jest w stanie powstrzymać się przed 

użyciem tego, co wyprodukować potrafi? – pytają 

twórcy spektaklu Manhattan. Ta mocna propozycja, 

stworzona przez młode pokolenie polskiego tańca, 

zakończyła tegoroczną edycję Festiwalu „Kalejdoskop”. 

Z czym najczęściej kojarzy się tytułowy Manhattan? Zazwyczaj 
pierwszą myślą jest  nowojorska dzielnica, gdzie spotykają 
się elity, artystyczna bohema i gdzie mieści się Wall Street. 
To miejsce pełne życia, przepychu, bogactwa. Jednakże to nie 

jego dotyczy spektakl Danieli Komędery-Miśkiewicz i Dominiki Wiak. 
Artystki odwołały się tu bowiem do amerykańskiego projektu „Manhattan” 
– programu badawczego, którego celem było uzyskanie energii 
jądrowej i wykorzystanie jej do produkcji nowego typu broni. Działania  
w ramach programu zapoczątkowano w 1942 roku - miały doprowadzić 
do zakończenia II wojny światowej wygraną aliantów. Do historii przeszły 
eksplozje dwóch bomb atomowych, które ostatecznie położyły kres 
japońskiej obronie w sierpniu 1945 roku. 
Zrzucenie bomb na Hiroszimę i Nagasaki jest przykładem działań człowieka, 
które miały zademonstrować siłę i przewagę – jednak jako sposób na 
rozwiązanie konfliktu wybrano przemoc. Daniela Komędera-Miśkiewicz 
i Dominika Wiak wskazują więc nie tyle na samo wojenne wydarzenie, 
co na motywację człowieka w obliczu stosowania drastycznych środków. 
Artystki wychodzą na scenę w szarych, dobrze skrojonych garniturach, 
są niczym politycy podejmujący najważniejsze światowe decyzje. Zdają 
się w ten sposób stawiać przed widzem pytanie: kto zarządza światem, 

jak mogą wyglądać ludzie rozstrzygający, czy właśnie dziś wykorzystają 
bombę atomową do przejęcia światowej hegemonii. Szarość jest kolorem 
polityków, symbolizuje równowagę i stabilność, ale też ukrywanie emocji 
– i to tutaj zdają się podkreślać tancerki. Są przy tym bardzo poważne, 
wykonują kolejne ruchy z kamiennymi twarzami, ich mimika nie ukazuje 
żadnych uczuć. 
Interesujący jest tu już sam początek spektaklu. Mamy bowiem przed sobą 
dziwną ciemną materię – dopiero po chwili dostrzec można, że jest to 
ludzkie ciało, w czarnym kostiumie, zaczyna się formować. Jednocześnie 
widoczne są rękawice bokserskie, które założyła tancerka. Widać tu  
z jednej strony chęć walki, z drugiej jednak – ukazywane ciało jest kruche, 
nie wykonuje jeszcze żadnych gwałtownych ruchów. Artystki zdają się tu 
prezentować sam początek wojny – to, jak ona się rodzi, kiedy jeszcze 
nie jest dostrzegalne jej niebezpieczeństwo. Uderzenia rękawicami  
o parkiet są niczym początek konfliktu. Komędera-Miśkiewicz i Wiak 
umiejętnie budują napięcie, sprawiając, że widz powoli odczuwa niepokój 
związany z tym, że za chwilę coś złego może się wydarzyć. To bardzo 
trafne przedstawienie początku konfliktu, pokazanie, że społeczeństwa 
nie dostrzegają go, gdy nie ma jeszcze gwałtownych napięć. Widzą go 
dopiero, gdy następuje wielki wybuch – i kiedy jest już niestety za późno. 
Kolejne sekwencje Manhattanu są już bardziej ostre – tancerki prezentują 
serię zamaszystych, mocnych gestów, są w tym bardzo zdecydowane. 
Synchroniczna choreografia wywołuje skojarzenie z armią – kobiety  
są niczym żołnierze wykonujący wojenne rozkazy. Kiedy jednak każda  
z tancerek porusza się w inny sposób, przypominają dwa wrogie obozy, 
które właśnie zaczynają wojenne zmagania. Atmosfera spektaklu staje 
się coraz bardziej przytłaczająca, ciężka, wizja destrukcji rysuje się coraz 
wyraźniej. Ma na to wpływ nie tylko sama choreografia, ale i dwa ważne 
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w tej pracy elementy: muzyka oraz obraz. Młode artystki postawiły  
w Manhattanie na muzykę na żywo (wykonywaną przez Aleksandra Wnuka 
i Michała Lazara), co było zdecydowanie dobrą decyzją. Obserwować 
możemy relacje tańca ciała i dźwięku, ich wzajemne oddziaływanie. 
Muzyka tworzy tu krajobraz psychodeliczny, katastrofalny, podkreśla 
jak może czuć się człowiek w obliczu wojny. Można odnieść wrażenie, 
jak gdyby była to przerażająca wizja końca świata – takiego, jaki znamy: 
bezpiecznego, pełnego zrozumienia, otwartego. 
Oprócz wspomnianych elementów, duże wrażenie robi także oprawa 
wizualna – światło i wideo. Kolory wykorzystane do zbudowania 
scenicznego obrazu przy pomocy oświetlenia podkreślają napięcie panujące 
w każdej scenie, potęgują wywołany przez tancerki niepokój. Najbardziej 
spektakularny jest jednak obraz wizualny, pokazujący wielki wybuch. 
Artystki postanowiły w sposób dosłowny przybliżyć widzom, z czym wiąże 
się zrzucenie bomby atomowej na dane terytorium. Z jednej strony jest to 
przerażający widok gigantycznej chmury dymu pochłaniającej wszystko 
dookoła. Z drugiej jednak jest w nim coś przyciągającego, można nawet 
stwierdzić, że pięknego. Wybuch powtarzany jest wielokrotnie, jak gdyby 
twórczynie chciały podkreślić, że żadna wojna nie jest jednorazowym 
wydarzeniem i każda niesie za sobą wiele ofiar. 
Bardzo interesująca w Manhattanie jest także sama konstrukcja pracy. 
Komędera-Miśkiewicz i Wiak podkreśliły w niej znaczenie dwóch 
przeciwstawnych pojęć: wojna – pokój, ruch – bezruch, przerażenie 
– poczucie bezpieczeństwa, wybuch – odbudowanie. Jednocześnie 
artystki zdają się pozostawiać widza z pytaniem: jak można fascynować 
się projektem „Manhattan”, kiedy doprowadził on do zagłady tak wielu 
ludzi? Dlaczego człowieka interesuje wojna z użyciem siły, jeśli ma ona 
tak ogromne i nieodwracalne skutki? Jest to ciekawe także ze względu na 
aktualne warunki, w których żyjemy – od zakończenia II wojny światowej 
nie miało miejsca żadne wydarzenie o tak katastrofalnych skutkach, czy 
jednak oznacza to, że nie pojawiają się konflikty? Czy walka o hegemonię 
wśród światowych gigantów, starcia na tle religijnym, a także samo 
posiadanie broni, mogącej doprowadzić do destrukcji świata, nie jest 
powodem, by nie czuć się w pełni bezpiecznie? 
Warto podkreślić, że w spektaklu zawarta została jeszcze jedna wizja.  

To perspektywa ofiar ataków bombowych. W jednej ze scen wprowadzona 
została postać dziecięca (świetny Fryderyk Liber), prezentująca popis 
sztuk walki. Jest to nawiązanie do sytuacji w 1945 roku, kiedy po wybuchu 
bomby po Hiroszimie biegały tysiące sierot szukających rodziców i swoich 
domów. To była dla nich nowa rzeczywistość, w której musiały się odnaleźć, 
by żyć dalej. Artystki bardzo trafnie zarysowały ten wątek, o którym 
najczęściej nie myśli się w kontekście działań zbrojnych. Skupiamy się na 
nim dopiero, gdy stanie się dla nas indywidualną tragedią – ale przecież 
dla tysięcy dzieci, które nie rozumiały wojennej rzeczywistości, była  
to osobista katastrofa. 
Manhattan to nie tylko bardzo dobrze wykonana choreografia, świetna 
i wprawiająca w apokaliptyczny klimat muzyka czy doskonałe obrazy 
wizualne. To przede wszystkim prezentacja ważnego tematu i poświęcenie 
uwagi wielu jego kontekstom. W ostatniej scenie tancerki poruszają 
się, złączone ciałami, w tle natomiast widoczny jest jeden z obrazów 
spustoszonej Nevady – zaburzony, zaśnieżony. W tej niepewności o jutro 
tancerki pokazują potrzebę bliskości, dbania o drugą osobę. A jednocześnie 
podkreślają, że każdy siłowy konflikt niesie ze sobą potworne skutki po 
obu zwalczających się stronach. Czy więc wojnę można zakończyć w inny 
sposób, niż tylko eskalacją agresji?

Marta Seredyńska

Manhattan
Koncepcja, choreografia, wykonanie: Daniela Komędera-Miśkiewicz, 
Dominika Wiak
Muzyka, wykonanie: Aleksander Wnuk, Michał Lazar 
Gość specjalny: Fryderyk Liber
Projekcja wideo: Natan Berkowicz
Reżyseria światła: Paweł Murlik
Projekt plakatu, ulotki: Aleksander Joachimiak
Zdjęcia promocyjne: Dominik Więcek
Produkcja: Bytomski Teatr Tańca i Ruchu Rozbark
Premiera: 1 września 2019 
Prezentacja w ramach Festiwalu „Kalejdoskop”: 20 czerwca 2021 
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TANIEC Z MITAMI
Ktoś ostatnio powiedział: nigdy nie życz tancerzowi dostania się do 

Tańca z Gwiazdami.

Jest w tym wiele prawdy, pomyślałam. Pamiętam przecież przeszywające 

mnie uczucie dyskomfortu towarzyszące corocznemu wyjaśnianiu, że ten 

program rozrywkowy nie jest szczytem moich marzeń. Każde urodziny, 

imieniny, a nawet Gwiazdka. Poświęcając wiele czasu, siły oraz pieniędzy 

na swój rozwój jako zawodniczki tańca towarzyskiego, uwrażliwiła się na 

podobne sytuacje – stały się dla mnie poniekąd zabawne, ale też nieco 

obraźliwe. Do tej pory nie potrafię zrozumieć w jaki sposób telewizyjne 

show mogłoby stanowić jakiekolwiek narzędzie weryfikacji moich 

umiejętności. Trudno było mi oprzeć się zdziwieniu, że dla wielu bliskich 

mi osób wizja tańca towarzyskiego przedstawiana w mediach, wydaje się 

być na tyle imponująca, iż chcieliby z dumą obserwować mnie na ekranie. 

Ja nigdy nie chciałabym tam siebie zobaczyć.

W pierwszej kolejności muszę zaznaczyć, że mój tekst nie będzie odnosił 

się do samej istoty czy przekazu Tańca z Gwiazdami, które można 

było zaobserwować przez pierwszą dekadę jego emisji, od 2005 roku. 

Niewątpliwie bowiem ten program rozrywkowy przyczynił się do pewnego 

rodzaju popularyzacji tańca towarzyskiego w Polsce, a nawet uświadomił 

jakąś część społeczeństwa o samym jego istnieniu. Nie można również 

zaprzeczyć, że niegdyś show stanowiło dość wiarygodnie źródło wiedzy 

o tańcu, a oglądający je widzowie mogli być przekonani, że rozpoznają 

pokazane na ekranie twarze Gwiazd. Odnosząc się do Gwiazd właśnie, 

z pewnością nie reprezentowali ich sami instruktorzy, którzy wydawali 

się spełniać rolę czysto dydaktyczną, starając się przekazać oglądającym 

laikom istotę nauki tej dyscypliny. Można by nawet pomyśleć, że oceny 

jury stanowiły rzeczywistą weryfikację ich umiejętności trenerskich, 

połączonych z pracowitością i talentem przypisanych im podopiecznych. 

Nie sposób też nie wspomnieć o repertuarze, który niegdyś był dobierany 

według obowiązujących na turniejach standardów tańca towarzyskiego 

(pomijając oczywiście finałowy freestyle). Dzięki temu widzowie mogli 

poniekąd odnieść program telewizyjny do sportowych realiów. 

Mówiąc potocznie: było, minęło. Począwszy od 2014 roku Taniec  

z Gwiazdami – a właściwie: „Dancing with the Stars. Taniec z Gwiazdami” 

– przeszedł widoczną modyfikację prowadzącą do komercjalizacji tańca 

towarzyskiego, rozumianej w najwyższym stopniu tego słowa. Aby  

w wyczerpujący sposób rozwinąć moją tezę, zacznijmy od anegdoty.

Jakiś czas temu miałam przyjemność prowadzić zajęcia taneczne dla 

początkującej grupy par dorosłych. Co ważne, towarzyszył mi mój partner. 

W pewnym monecie pewna kobieta spojrzała ze zdziwieniem na jego 

szczupłą sylwetkę i zapytała: „Musi być Pan jednak bardzo silny, żeby 

wysoko podnosić swoją partnerkę na turniejach. Widziałam w telewizji 

takie występy!”. 

Prawdę mówiąc, nie wiem czy ta historia będzie czymś zaskakującym 

dla większości tanecznych laików, ale stanowi idealny punkt wyjścia do 
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analizy problemów, które chciałabym poruszyć w tym tekście. Od 2014 

roku Dancing with the Stars. Taniec z Gwiazdami przeszedł ogromną 

metamorfozę począwszy od uczestników, przez docelową grupę odbiorów, 

kończąc na repertuarze występów. Program rozrywkowy, który w pewnym 

stopniu przypominał rywalizację turniejową połączoną z elementami 

performansu, przerodził się w komercyjnie show przeinaczające 

istotę tańca towarzyskiego. Twórcy, dodając tańce nienależące do 

tej dziedziny, spowodowali powszechnie zauważalną niespójność. 

Ponadto Gwiazdy programu rzadko kiedy są osobami rozpoznawalnymi 

przez widzów, a ich celebryckie miejsce zajęli tancerze-instruktorzy. 

Choreografie przedstawiane na parkiecie mają w sobie niewiele  

z tańca towarzyskiego, przypominając układ akrobatyczny połączony 

z aktorskim show. Nawet muzyka nie nawiązuje już do klasycznych, 

tanecznych utworów, a do współczesnych, klubowych hitów Internetu. 

Być może na myśl nasuwa się pytanie: jak to wszystko wpływa na 

postrzeganie tańca towarzyskiego w polskim społeczeństwie? Odpowiedź 

brzmi: niewyobrażalnie mocno. Żeby uświadomić to Wam – czytelnikom 

– postanowiłam na początek obalić kilka tanecznych mitów. 

Po pierwsze, podczas turniejów tańca na parkiecie występuje więcej niż 

jedna para. Tak naprawdę na największych festiwalach na świecie, ta liczba 

dobiega nawet do dwudziestu. Choreografie nie zawierają w sobie żadnych 

podnoszeń, a tańce standardowe są tańczone nieustannie w ramie. Tancerze 

zawsze przebywają blisko siebie, nigdy nie rozdzielają się podczas występu. 

Muzyka musi spełniać określone kryteria, dotyczące tempa. Mimo tego, 

nigdy nie wiadomo do jakiej piosenki będzie trzeba zatańczyć podczas 

turnieju, ponieważ ich liczba jest bardzo duża. W tańcu towarzyskim nie 

obowiązują tańce takie jak salsa, mambo, rock and roll, taniec współczesny. 

Są to twory dodane przez program, służące zapewne urozmaiceniu jego 

scenariusza. Podczas turnieju pary są bardzo rzadko oceniane jawnie –  

w formie podnoszenia plakietek przez sędziów – a jeśli 

są, odbywa się to na zasadzie porównania pary do innych 

finalistów. Wynika z tego, że oceny obejmują liczby od 1 do  

6 i symbolizują miejsce, które według jury ma zająć konkretna para. Nie 

można także wystąpić na parkiecie w rozpuszczonych włosach, a stroje 

obowiązuje konkretny regulamin.

Po drugie, popularność w programie nie zawsze jest wyznacznikiem 

miejsca w rankingu par sportowych, a jeśli jest, to większość 

odbiorców nie ma o tym pojęcia. Weźmy na przykład Michała 

Malitowskiego. Wpisując jego nazwisko w sieci, jawi się jako 

„osobowość telewizyjna”, a tak naprawdę jest siedmiokrotnym 

zwycięzcą Blackpool Dance Festival czy ośmiokrotnym Mistrzem Polski  

w tańcach latynoamerykańskich. Iwona Pavlović , kojarząca się jedynie  

Grand Prix Polski „Mistral 2021” w Tarnowskich Górach, fot. Jacek Galewicz - Fotografia WJAAM.
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z przydomkiem Czarna Mamba, to jedna z prekursorek tańca towarzyskiego  

w Polsce, która miała możliwość przywożenia cennej wiedzy np.  

z Wielkiej Brytanii. Jestem prawie przekonana, że mało który widz jest 

tego świadomy. 

Żaden z wymienionych przeze mnie mitów nie jest dla tańca towarzyskiego 

bez znaczenia, ponieważ w dużym stopniu osłabiają one istotę tejże 

dyscypliny. Znaczna część społeczeństwa wychodzi z założenia, że jest 

to forma rozrywki, niemająca nic wspólnego ze sztuką, a tym bardziej ze 

sportem. Laicy nie potrafią zrozumieć poświęcenia i pracy, jakiej wymaga 

nauka choreografii czy techniki, ponieważ na ekranie telewizora Gwiazdy 

są gotowe do występu po niespełna paru miesiącach. Zaskakujący jest dla 

nich fakt, że nikt z profesjonalnych zawodników nie zabiega o szkolenia 

prowadzone przez trenerów programu, nie wspominając już o udziale  

w samym show. To wszystko nie tylko spycha taniec towarzyski na 

margines, ale i powoduje ogromną trudność choćby w znalezieniu sponsora 

spoza dyscypliny. Biznesmeni nie chcą bowiem inwestować w coś, przy 

czym relaksują się wieczorami razem z rodziną. 

Ponieważ ludzie nie dostrzegają w tańcu nuty rywalizacji sportowej, 

treningu wytrzymałościowego i nałożonego na to wszystko artyzmu, 

jest on niezwykle niedofinansowaną dyscypliną, zarówno przez związek 

Polskiego Towarzystwa Tanecznego, jak i osoby prywatne. Nie zdarza 

się, żeby udział w największych zagranicznych festiwalach – oczywiście 

pokryty z własnych środków – prowadził do zdobycia sponsora z zewnątrz. 

Prawdziwe, duże i znakomicie zorganizowane turnieje tańca towarzyskiego 

prawie nigdy nie są transmitowane w telewizji, nie pisze się o nich  

w gazetach, a znakomici polscy  tancerze nie zajmują miejsc na kanapie 

telewizji śniadaniowej. Nie twierdzę, że tej dziedzinie najbardziej potrzebny 

jest szum medialny, ale bez wątpliwości należy się jej szacunek. Szacunek  

w rozumieniu uznania, dostrzeżenia piękna, wyjścia  

za ramę programu rozrywkowego, którego w tym momencie 

nie można porównać do rywalizacji sportowej nawet  

w najmniejszym stopniu. Szacunek dla rozwoju dyscypliny, jej 

ewolucji, napływających zza granicy nowych tendencji i nieustannego 

wpływu starych kanonów. Szacunek dla wszechobecnej elegancji 

oraz wyniosłości, dla porozumienia i relacji pomiędzy kobietą,  

a mężczyzną.

Ktoś ostatnio powiedział: nigdy nie życz tancerzowi dostania się do Tańca 

z Gwiazdami. Czego zatem należałoby mu życzyć?

W pierwszej kolejności usiądź na widowni podczas turnieju tańca, który 

jest równie, a nawet bardziej magiczne bez telewizyjnej otoczki. Żeby 

zrozumieć istotę jakiejś dyscypliny, trzeba chociaż na moment stać się jej 

częścią, próbując przeanalizować mechanikę jej funkcjonowania. Spróbuj 

dostrzec elementy sportu i artyzmu, które stale przeplatają się podczas 

występu, zauważ zarówno siłę, jak i delikatność, którą dysponują zawodnicy. 

Następnego dnia zrozumiesz, że dla tancerza najważniejsza jest nieustanna 

możliwość rozwoju, a także występu przed pełną publicznością. Oczekuje, 

że jego dyscyplina będzie traktowana pełnoprawnie, a nie lekceważona 

przez pryzmat mitów telewizyjnego show. Tancerz chce być szanowany 

jako zawodnik i jako aktor, chce spełniać marzenia, które  bezpośrednio 

wpływają na jego miejsce w rankingu.

Każda dyscyplina mająca stać się filarem programu telewizyjnego, musi 

nieznacznie zmienić swoją formę, jednak w momencie gdy w opinii 

społecznej zdaje się funkcjonować jedynie jej obraz pochodzący z tegoż 

show, traci wiarygodność i szacunek. Żadna dziedzina, wymagająca 

różnorodnego wkładu i zaangażowania, nie zasługuje na komercjalizację 

w takim stopniu, jak stało się to z tańcem towarzyskim. Powszechnie 

może się wydawać, że proces nie stanowi przeszkody, jednak chciałabym 

zmienić tenże tok myślenia. Niepodważalnym faktem jest więc, że każdy 

sport czy forma sztuki potrzebują rozgłosu i medialności, ale takich, które 

powiększą ich zasięg oraz idący za nimi szacunek, a nie umniejszą ich 

wartości. 

 Julia Wójcicka
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W dniach 29 i 30 maja odbyły się pokazy premierowe 

spektaklu Michała Przybyły Śmierć i Ofelia 

inaugurujące nową siedzibę Centrum Teatru i Tańca  

w Warszawie.

Jestem zawieszona pomiędzy! – napisała. – Siedzę na gałęzi, która 
może się złamać. Dryfuję na ostatkach nadziei, że kiedyś będzie 
lepiej. Napisała jeszcze więcej o swojej niepewności, lękach, 
smutku, żalu, marzeniach, które mogą się nie spełnić. Zdania, które 

tworzą tło dla nich obu… Dwie Ofelie – starsza i młodsza, matka i córka, 
nauczycielka i uczennica. 
W tle projekcja - nieobecne twarze Elwiry Piorun i Karoliny Kroczak,  
a wokół nich przepływające z góry w dół pastelowe kwiaty. Są jak porwane 
przez nurt maki, fiołki, bratki, niezapominajki i róże, w które przystroiła 
się nieszczęsna Ofelia z obrazu Johna Everetta Millaisa. Kroczak pojawia 
się na scenie pierwsza, pochłonięta bez reszty sobą. Porusza się wolno, 
jakby we śnie, półśnie, zatopiona w swoim świecie. Przez jakiś czas tańczy  
z zamkniętymi oczami, niby w letargu. Często zatrzymuje się – nie wiem 
czy zamiera w bezruchu z wyczerpania, czy planuje następny krok. 
Odnoszę wrażenie, że jej ciało jest nieco spięte, tak jakby to, co dzieje 
się wewnątrz walczyło o formę, w jakiej będzie mogło zaistnieć w ruchu. 
Część tego dialogu ciało-przestrzeń rozgrywa się w parterze, kiedy ciało 
Kroczak wyraźnie ciąży ku ziemi. Piorun pojawia się z naręczem kwiatów, 
zdaje się być lekka, trochę nierealna na tle pierwszej tancerki. Układa 
gałązki wzdłuż ekranu, w głębi sceny, jak wielką sztuczną łąkę. Od tej pory 
kobiety są nierozłączne. Chociaż tańczą ten sam układ, każda z nich jest 

inna. Czasami wydaje się, że to zgrany duet, innym razem - dwa odrębne 
solo. Zdaje się, że naśladują siebie nawzajem – czy to młodsza uczy się od 
starszej, czy starsza próbuje dotrzymać kroku młodszej? Tancerki pracują na 
oddechu, ich energie mieszają się i przenikają. Ruchy, raz powolne, innym 
razem gwałtowne, są swoistym dialogiem dwóch ciał i dwóch osobowości.  
Ich taniec jest ilustracją procesów zachodzących w ich wnętrzu. W umyśle 
zawsze dzieje się najwięcej. Ciało staje się więc jedynie emanacją duszy.  
O tym, co czują i o czym myślą tańczące, dowiemy się także  
z wypowiadanych i wykrzykiwanych resztkami oddechu zdań – niektóre  
z nich Elwira Piorun zapisze kredą na tablicy, która zastąpi ekran z projekcją.
Zarówno rozmowy, jak i fragmenty choreografii są jedynie odpryskami 
świadomości i stanu psychicznego obu Ofelii. Tak właśnie – Ofelii, bo każda 
z nich zasługuje na to szekspirowskie imię. Każda na swój sposób cierpiąca, 
będąca na skraju emocjonalnej wytrzymałości, przeżywająca siebie 
intensywnie, w pełni. Jakże obie podobne są w tym swoim przeżywaniu 
do nas. My również znamy ten stan, poczucie zawieszenia, które pojawia 
się kiedy zauważamy, że na większość tego, co dzieje się w naszym życiu, 
nie mamy wpływu. Pozostaje nam wtedy jedynie przyglądać się światu. 
Bezsilni obserwujemy mijający czas w obawie przed tym, co mogłoby się 
wydarzyć albo żyjemy podtrzymywani nadzieją na lepsze jutro. Dzisiaj,  
w czasach pandemii, ów stan bezsilności i zawieszenia stał się nam znacznie 
bliższy, zagościł na stałe w naszym życiu. Poczuliśmy głęboko w sobie 
czym jest przemijanie – naszych ciał, uczuć, emocji, poglądów. Od czasu 
do czasu, jak tańczące Ofelie, choć nieszczęśliwi i cierpiący, próbujemy 
zadziałać, być sprawczy, wpłynąć na nasze życie, siebie samych. Czasem 
nam się udaje. Coraz częściej dopada nas jednak melancholia przemijania 
i pragnienie, tęsknota za nieuchwytnym szczęściem, za brakiem cierpienia, 
dotknięciem rzeczywistości. 
Michał Przybyła wziął na swój choreograficzny warsztat bardzo trudny 
temat. Jak bowiem zatańczyć coś, co jest praktycznie niemożliwe do 

MELANCHOLIA PRZEMIJANIA
R E C E N Z J A

materiał prasowy Zawirowania,  Śmierć i Ofelia



27 Taniec 2021

zdefiniowania? Jak pokazać to, co istnieje pomiędzy – pomiędzy jednym 
stanem emocjonalnym a drugim, jedną myślą a drugą, pragnieniem  
i rzeczywistością, jawą i snem, ruchem i bezruchem, słowem i milczeniem, 
jedną chwilą a drugą? Gdzie jest początek, a gdzie koniec wszystkiego? 
A jednak w jakimś stopniu choreografowi udało się uchwycić tę dziwną 
ulotność bycia, na którą składają się odpryski naszych uczuć, pozostających 
w ciele i wspomnień, do których uparcie wracamy. Podobnie jak bohaterki 
spektaklu, przeżywamy swoje życie w kawałkach, od jednej chwili do 
drugiej. Odniosłam wrażenie, że na scenie również oglądam choreografię 
we fragmentach, przypominających proces wyławiania z pamięci 
uciekających wspomnień, dźwięków, emocji.
Śmierć i Ofelia to spektakl, w którym możemy obejrzeć warsztat taneczny 
dwóch artystek o różnych temperamentach i doświadczeniu scenicznym. 
Jest ciekawy zarówno w warstwie semantycznej, wizualnej, jak  
i muzycznej. Poprzez brak linearnej kompozycji, stonowaną kolorystykę  
i zróżnicowaną dynamicznie choreografię utrzymuje uwagę widza i skłania 

do refleksji. Mnogość niedopowiedzeń pozwala na tworzenie własnych 
interpretacji i skojarzeń. Z pewnością jest to jeden z tych obrazów, które 
na długo zostają z oglądającym, do którego można wrócić, aby odkrywać 
nowe znaczenia i stawiać nowe pytania.

Justyna Stanisławska

Śmierć i Ofelia
choreografia: Michał Przybyła 
taniec: Karolina Kroczak, Elwira Piorun 
muzyka: Przemek Degórski 
video: Mateusz Uszy Knop 
grafika: Katarzyna Zakrzewska
czas trwania: 60 minut 
premiera: 29.05.2021 Centrum Teatru i Tańca w Warszawie
pokaz: 30.05.2021
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ŚLADY, SZEPTY I CIENIE, CZYLI 
BALETOWE EMOCJE NA TRASIE 

POZNAŃ-BYDGOSZCZ
Recenzowanie wybitnych wydarzeń tanecznej sztuki 

to zadanie tyleż karkołomne, co niewdzięczne, jako że  

w tańcu, podobnie jak w pantomimie, podróż odbywa 

się tylko w jedną, emocjonalną, stronę.  Wszelka sztuka 

ciała stworzona została do wyrażania treści i zjawisk, 

wobec  których słowo pozostaje bezsilne, czyli emocji 

– ich wyrażenie słowami to umysłowa ekwilibrystyka. 

Przyznaję, że u parających się zawodowo krytyką tańca efekt 
tego karkołomnego wyczynu często zasługuje na uznanie, 
jednak paradoksalnie w tekstach słowo góruje perfekcją nad 
opisywanym spektaklem, stając się sztuką samą w sobie, popisem 

literackiego talentu krytyka, spychając na drugi plan walory recenzowanego 
wydarzenia.  Ze wstydem niejakim przyznam, że po obejrzeniu, w mym 
długim życiu, wielu tysięcy baletowych i pantomimicznych przedstawień 
zaczęło mi zwyczajnie brakować przymiotników na określenie emocji, 
jakie we mnie budziły, przy czym najtrudniejsze zadanie stanowiło 
przełożenie na słowa zachwytu nad dziełem wybitnym tak, aby tekst nie 
zalatywał banałem.

Emocjonalna podróż do Poznania i Bydgoszczy w dniach 12 i 13 czerwca 
br., na dwa wydarzenia baletowe, w pełni uświadomiła „ubogość” 
oferowanych przez słowo możliwości wyrażenia tego, co przekazali 
perfekcyjnym ruchem i aktorstwem tancerze obu zespołów baletowych:  
Teatru Wielkiego w Poznaniu i Opery Nova w Bydgoszczy. Już pierwszy 
ze  spektakli,  poznańskie Ślady, zapowiadał się sensacyjnie, przy czym 
znawców baletowej sztuki szczególnie elektryzowało nazwisko Conrada 
Drzewieckiego.  Zainicjonowany przez obecnego szefa poznańskiego 
baletu, Roberta Bondarę, wieczór czterech choreografów: Drzewieckiego, 
Wesołowskiego, Przybyłowicza, Bondary, czyli czterech różnorodnych 
stylistycznie choreografii powstałych w różnych czasach na przestrzeni 
niemal pół wieku, w pełni uzasadnił  bezcenną wartość tego pomysłu, 
którego premiera miała miejsce 12 czerwca br. w Auli Artis. Ślady to podróż 
w głąb historii poznańskiego zespołu baletowego,  przypomnienie śladów 
pozostawionych przez wybranych choreografów, którzy swą twórczością 
oraz działalnością kierowniczą przyczynili się do obecnej charyzmy tegoż 
zespołu.  
Magiczny wieczór rozpoczęło słynne, zrealizowane w 1967 roku,  
dzieło Conrada Drzewieckiego Adagio na smyczki i organy do utworu 
Albinoniego. Tu przypomnę, że Drzewiecki kierował wtedy baletem 
Teatru Wielkiego, który opuścił w 1973 roku, aby założyć Polski Teatr 
Tańca – Balet Poznański.  Wysmakowana impresja na pięć duetów  
z miejsca zawładnęła wyobraźnią widzów, którzy zgotowali tancerzom 
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owacje na stojąco. Adagio Drzewieckiego stanowi istotny ślad  dokonań 
poznańskiego zespołu, w dodatku jak się okazało, ślad który nadal 
fascynuje i zachowuje moc zachwycania widzów intensywnością 
wyrażanych uczuć, tudzież niewiarygodną precyzją wykonawczą,  
w tym synchronizacją (odnosiło się wrażenie, iż tańczy jedna para odbita  
w czterech lustrach) oraz muzykalnością obecnych tancerzy poznańskiego 
zespołu. Nie da się ukryć, iż w sukcesie dzieła miała swój znaczący 
udział doprowadzona do 

perfekcji, w porównaniu z latami, w których tworzył Drzewiecki, technika 
tańca. Pamiętam, iż to - oglądane przeze mnie w początku lat 70. - dzieło, 
jak zresztą  i inne choreografie naszego wybitnego twórcy, nie zrobiło 
na mnie wtedy aż takiego wrażenia, jak obecnie w wykonaniu rzetelnie 
wyszkolonych tancerzy.
W drugiej części wieczoru zaprezentowano duet choreograficzny 
Emila Wesołowskiego inspirowany utworem Mieczysława Karłowicza 
Powracające fale, który miał swoją premierę w Teatrze Wielkim  
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w Warszawie w 1997 roku (w Poznaniu w 2003).  Sugestywną, wzmocnioną 
misterną dramaturgią, historię rozstań i powrotów związanej ze sobą pary 
zagrali na premierowym spektaklu Karolina i Mateusz Sierantowie. A była to 
kreacja wybitna, wymagająca od tancerzy również rzetelnych umiejętności 
aktorskich. Niezwykłej urody i wykonawczego kunsztu para tancerzy 
uświadomiła, jak wielką siłę rażenia ma wciąż ten utwór, wciągający 
widzów w odwieczny damsko-męski konflikt emocjonalnych przypływów 
i odpływów; konflikt zakończony ostatecznym rozstaniem – tu ewidentnie 
z winy zaborczości zakochanej do szaleństwa kobiety w… ewidentnie 
zakochanym w sobie narcystycznym mężczyźnie. Rewelacyjne kreacje 
dwójki tancerzy oraz zadziwiająca psychologiczna maestria choreografa 
w pełni zasłużyły na zachwyt publiczności. A sam choreograf tego właśnie 
premierowego wieczoru świętował 55-lecie pracy twórczej, tak owocnie 
rozpoczętej u Conrada Drzewieckiego . Zresztą ten właśnie utwór Emila 
Wesołowskiego uświadomił, że tworzy on pod dużym wpływem dokonań 
swego Mistrza.  
Kolejna część wieczoru to dzieło, kierującego poznańskim baletem w latach 
2009-2014, Jacka Przybyłowicza Kilka krótkich sekwencji na ósemkę 
tancerek i tancerzy do muzyki barokowego gambisty Marina Marais’a, które 
miało premierę w Teatrze Wielkim w Warszawie w 2005 roku. Głównym 
rekwizytem scenograficznym jest rozwijany i zwijany przez tańczących 
dywan z piór,  unoszących się między nimi i stanowiących łagodzący 
kontrapunkt dla  wijących się w wyszukanych, często agresywnych 
konfiguracjach ciał. Rozpaczliwe próby doszukania się treści tej tanecznej 
impresji okazały się zadaniem ponad moje siły, stąd pozostało mi jedynie 
uznanie dla znakomitego warsztatu tanecznego wykonawców, nader 
sprawnie radzących sobie ze skomplikowaną stylistycznie i estetycznie, 
abstrakcyjną choreografią Przybyłowicza. Zresztą sam choreograf przyznał 
w jednym ze swoich wywiadów: „Balety fabularne […] bywają trywialne. 
Jako widz takie opowieści wolę oglądać w teatrze dramatycznym. […] 
Mnie jako choreografa nie interesuje prosta linia dramaturgiczna, bo tę 

można ciekawiej ukazać przy pomocy innych środków niż taniec.” 
Na zakończenie swoją choreografię, pod enigmatycznym tytułem 8m68 
(premiera w Teatrze Wielkim w Warszawie w 2012 r.), zaprezentował obecny 
kierownik poznańskiego zespołu i pomysłodawca wydarzenia w jednej 
osobie, czyli Robert Bondara. Piątka wyśmienitych tancerzy rozwiązuje 
swe taneczne „konflikty” na warstwie scenicznego śniegu, mając jako 
podkład muzyczny ultra nowoczesną, atonalną muzykę współczesnego 
kompozytora brazylijskiego Amona Tobina. Jak ujął to choreograf,  
punktem wyjścia do powstania dzieła stały się relacje budowane w trakcie 
procesu twórczego pomiędzy tancerzami, kiedy to osobowość każdej  
z postaci coraz wyraźniej się krystalizowała, odzwierciedlając różnorodność 
jaką odnajdujemy w naszym codziennym życiu. W miarę rozwoju akcji 
śnieżny dywan rozsypuje się i niejako zapisuje na swojej powierzchni 
każdy krok i decyzje podjęte przez tancerzy. Zachowania, postawy oraz 
relacje między postaciami ewoluują, zmieniając ich losy. 
Każdy z czterech utworów spotykał się z entuzjastycznym przyjęciem 
premierowej (ograniczonej niestety do 50% i zamaskowanej)  publiczności, 
która zgotowała twórcom i wykonawcom wieczoru długotrwałe  owacje na 
stojąco.

Pechowo w tym samym dniu, czyli również 12 czerwca, na scenie 
bydgoskiej Opery Nova miała miejsce premiera choreograficznego tryptyku 
Jacka Przybyłowicza Szepty i cienie, na który złożyły się: okrzyknięte 
arcydziełem Barocco do muzyki Bacha, dzieło zrealizowane w 2004 roku 
na Biennale de la Danse w Lyonie, największy festiwal tańca współczesnego 
w Europie, oraz dwa utwory przygotowane specjalnie dla bydgoskiego 
zespołu: tytułowe Szepty i cienie do dwóch etiud fortepianowych Pawła 
Szymańskiego  i  3 for 13 do utworu Pawła Mykietyna pod tym samym 
tytułem oznaczającym strukturę utworu, czyli 3 części dla 13 wykonawców. 
Szczęśliwie spektakl prezentowany był następnego dnia – przez co dane 
mi było uczestniczyć w kolejnym, bezcennym wydarzeniu baletowym. 

Zdj. Szepty i cienie, fot. Fot.Andrzej Makowski
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Spoiwem wiążącym wszystkie trzy choreografie jest fascynacja 
Przybyłowicza muzyką Bacha, i stąd wybór kolejnych utworów 
(Szymańskiego i Mykietyna) nawiązujących do jego twórczości. 
Jednak głównym czynnikiem łączącym te trzy części pozostają emocje.  
Tu zacytuję choreografa: 
Emocje są najważniejsze, ale i prawda o nich. Myślę, że dotykamy 
pewnych bardzo symbolicznych, bardzo intymnych tematów z naszego 
życia wewnętrznego: potrzeby poszukiwania wolności, przyjaźni, miłości, 
niezależności. W jakiej kolejności, w jakich proporcjach to sobie ułożymy, 
zależy tylko od nas, od widzów. My poprzez taniec mamy szansę dzielić się 
tą intymnością i emocjami z publicznością.
Nie będzie przesadą stwierdzenie, iż efekt współpracy uznanego  
w świecie choreografa z fantastycznym (inne słowo nie przychodzi mi na 
myśl) zespołem baletowym Opery Nova przerósł wszelkie oczekiwania. 
Ujrzeliśmy, zachwycające perfekcyjnym do granic wykonaniem, spójne 
dramaturgicznie, poruszające emocjonalnym przekazem widowisko 
– taneczny tryptyk dzieł o różnorodnej dynamice i stylistyce ruchowej.  
Obok charakteryzującej się nowatorską plastyką ruchu choreografii na 
najwyższe uznanie zasługuje sposób, w jaki nie posiadający ani wiekowych 
tradycji, ani zbyt wielu doświadczeń w tańcu współczesnym zespół 
poradził sobie z arcytrudnymi, abstrakcyjnymi, wymagającymi od tancerzy 
niemal ekwilibrystycznych umiejętności, wizjami Jacka Przybyłowicza.  
Nie muszę dodawać, iż zarówno premierowa, jak i popremierowa 
publiczność przyjęła spektakl owacyjnie.  Po tym, co ujrzeliśmy, trudno 
nie skonstatować, iż zespół baletowy Opery Nova zasługuje na bardziej 
autonomiczny taneczny repertuar, aniżeli jedynie urozmaicanie wstawkami 
baletowymi inscenizacji operowych (z całym szacunkiem dla tych dzieł). 
Klasę tego zespołu udowodniła już dwa lata temu premiera baletu Coppelia  
w choreografii Jacka Tyskiego, co zostało odnotowane przez niżej 
podpisaną w kwartalniku Taniec nr 2/2019.
                                                                                       Elżbieta Pastecka

Zdj. Szepty i cienie, fot. Fot.Andrzej Makowski

R E C E N Z J A



Taniec 2021 32

MIĘDZYNARODOWY SZCZECIN
Szczecin to jedno z tych dużych polskich 

miast, które nie jest siedzibą ogólnokształcącej 

szkoły baletowej. Co więcej, najbliższa 

placówka kształcąca profesjonalne tancerki 

i profesjonalnych tancerzy nie mieści się w 

granicach naszego kraju, tylko w Berlinie. 

A mimo to właśnie w stolicy województwa 

zachodniopomorskiego od 2002 roku odbywa 

się konkurs adresowany do absolwentek  

i absolwentów szkół baletowych, The Golden 

Pointe Shoes (wcześniej Złote Pointy). Jego 

kolejna edycja miała miejsce w dniach 18–20 

czerwca 2021. Po raz drugi w formie online. 

Pomysł nagrodzenia najbardziej wyróżniającej się absolwentki (wyróżniającego się absolwenta) spośród osób kończących ogólnokształcące szkoły 

baletowe narodził się w 2002 roku w środowisku szczecińskiej Fundacji Balet. Pomysłodawczynią była prezeska zarządu fundacji Maria Andrzejewska, 

która zgromadziła grono wybitnych artystek i pedagogów i powierzyła mu zadanie wyłaniania co roku laureata lub laureatki. Na czele jury konkursu, 

który od 2008 roku stał się konkursem międzynarodowym, przez wiele lat stała Ewa Głowacka. 

Tegoroczna edycja The Golden Pointe Shoes, podobnie jak ubiegła, przeprowadzona została w formule online. Organizatorzy postanowili maksymalnie wykorzystać 

ograniczenia pandemiczne i przekuć je na atut. O ile w zeszłym roku wydarzenie online było zrobione naprędce, mimo że udostępnione powszechnie dzięki 

Facebookowi, nie zostało należycie rozpropagowane ani wśród potencjalnych uczestników/uczestniczek, ani wśród publiczności. W 2021 postawiono na rzetelne 

przygotowanie platformy dla konkursowych zmagań. To świetne posunięcie, gdyż pozwoliło konkursowi zaistnieć w szerszym kontekście. Nową odsłonę 

wydarzenie zawdzięcza również zmianom dyrekcji – dyrektorką konkursu została Paulina Andrzejewska-Damięcka (wiceprezeska zarządu Fundacji Balet) 

bardzo zabiegająca o medialną stronę konkursu. W tym 

roku przewodniczącą została prof. Beata Książkiewicz 

(zastępując zmarłą w 2020 roku Ewę Głowacką),  

a w składzie jury znaleźli się: Gina Natteri Mármol, 

Aleksandra Dziurosz, Rosa Olympia Estrella, Ewa 

Wycichowska, Jacek Przybyłowicz, Vladimir Issaev, 

Marcin Krajewski, Lukas Slavický, Michal Krčmář 

oraz Piotr Nardelli. Międzynarodowość podkreślał nie 

tylko ten skład, ale również wybrani ambasadorzy, 

czyli taneczne małżeństwo Shoko Nakamura i Wiesław 

Dudek, na co dzień pracujący w Japonii.

Prezentacje konkursowe publiczność zgromadzona 

przed komputerowymi ekranami mogła oglądać przez 

dwa dni. Pierwszy przeznaczono na dwie wariacje 

obowiązkowe: klasyczną i współczesną, zaś drugiego 

uczestniczki i uczestnicy prezentowali wariację 

R E L A C J A

zdj. Maria Andrzejewska, Ewa Głowacka, fot. materiał prasowy Golden Pointe Shoes

zdj. Shoko Nakamura i Wiesław Dudek, fot. materiał prasowy Golden Pointe Shoes
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dowolną. Poziom był bardzo zróżnicowany: zarówno jeżeli chodzi o 

meritum, czyli umiejętności konkursowiczów, lecz także ze strony czysto 

technicznej (jakość nagrań, dostosowanie do jasno sformułowanych zasad 

regulaminu). Na dwadzieścia jeden prezentacji część była bardzo dobra, 

kilka ocierających się o profesjonalizm, niestety nie zabrakło również 

takich o charakterze amatorskim, a nie szkoły baletowej. Zrozumiałe  

w związku z przyjętą formułą jest dążenie organizatorów do jak najszerzej 

rozumianej międzynarodowości, mimo wszystko preselekcja powinna 

być ostrzejsza. Zwłaszcza że mimo zapisów w regulaminie wszystkim 

osobom biorącym udział w konkursie pozwolono zaprezentować się  

w wariacjach dowolnych (formalnie był to drugi etap). Takie posunięcie 

uważam za krzywdzące szczególnie dla osób, które mimo że nie zdobyły 

żadnej nagrody czy wyróżnienia, to jednocześnie znacząco przewyższały 

najsłabsze z występów.

Tegoroczne szczecińskie zmagania zbiegły się z konkursem organizowanym 

co dwa lata przez Telewizję Polską, czyli z „Młodym Tancerzem Roku”. 

Część uczestniczek i uczestników mogliśmy więc obserwować w obu 

wydarzeniach, w tym samym repertuarze. Również wyniki zmagań – 

szczecińskich i telewizyjnych – były zbieżne. Zdobywca tytułu Młody 

Tancerz Roku 2021 Artem Rybalchenko w The Golden Pointe Shoes 2021 

w wariacji klasycznej wystąpił w duecie z Anną Shmatchenko (oboje są 

absolwentami gdańskiej OSB), swoją rywalką z telewizyjnej potyczki, 

i zdobył wyróżnienie. Zaś Shmatchenko, dysponującej olśniewającą 

techniką klasyczną, w Szczecinie przypadło pierwsze miejsce. Również 

laureatka poprzedniej edycji „Młodego Tancerza Roku”, Julia Ciesielska 

została uhonorowana przez międzynarodowe jury. Przyznano jej czwarte 

miejsce oraz nagrodę im. Ewy Głowackiej, a także nagrodę publiczności. 

W uzasadnieniu do nagrody specjalnej jury odniosło się do wybranej przez 

Ciesielską wariacji Umierający łabędź i wydaje się to nieco dyskusyjne.  

O ile w wariacji współczesnej, we własnej choreografii tancerka była wręcz 

fenomenalna, o tyle klasyka, której ikoną była Ewa Głowacka, zdaje się 

nie być jej żywiołem.

R E L A C J A
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Haruka Tonooka, Japonka, to laureatka drugiego miejsca. We wszystkich 

trzech prezentacjach urzekała pięknymi liniami ciała, techniczną 

sprawnością i precyzją. Natomiast na trzecim miejscu decyzją jury stanął 

Amerykanin, uczeń szkoły Sławomira Woźniaka, zachwycający prezencją 

i piruetami Chase Vining.

Oprócz wspomnianego Artema Rybalchenki wyróżnienia zdobyli 

wychowankowie warszawskiej OSB – Alan Polański (szczególnie zapadła 

mi w pamięć jego wariacja dowolna) oraz partnerująca zdobywcy grand 

prix Nikola Dworecka. Zdobywcą tytułu najlepszego absolwenta szkół 

baletowych w Polsce, czyli grand prix, został natomiast Kasper Górczak. 

Razem z Dworecką wystąpili zarówno w wariacji klasycznej (Don Kichot), 

jak i współczesnej (bardzo dobra, odważna choreografia Górczaka),  

w obu odsłonach udowodniając swoją dojrzałość i świetne zgranie. Warto 

wspomnieć, że prezentacje przygotowane przez warszawską szkołę były 

również najlepszymi technicznie nagraniami, co pozwoliło na rzetelną 

ocenę umiejętności, jak również na niezmąconą radość z oglądania 

występów znakomicie przygotowanych przez pedagogów młodych 

tancerek i tancerzy.

Chciałabym również wspomnieć o kilku osobach, których występy 

umknęły jury i przez wspomniany rzeczywisty brak drugiego etapu  

w żaden sposób nie zostały docenione. Są to: Zofia Korpacka (Gdańsk) – 

niezwykle urocza, obdarzona talentem aktorskim, Jagoda Rusek (Poznań) 

– być może nieperfekcyjna, ale autentyczna, żyjąca tańcem oraz Andrzej 

Ryll (Gdańsk) – mimo młodego wieku ujmująco spokojny i pewny.

The Golden Pointe Shoes 2021 zbiegł się z okrągłą 30. rocznicą istnienia 

Fundacji Balet. W związku z tym jubileuszem konkursowe zmagania 

zwieńczyła gala. Wzięli w niej udział laureaci i laureatki poprzednich 

edycji, obecnie gwiazdy światowych scen, prezentując bardzo różnorodny 

repertuar, począwszy od klasyki przez balet współczesny, a na formach 

bliskich teatrowi tańca skończywszy. Podobnie jak całe wydarzenie, 

również gala była kompilacją nagrań przesłanych przez artystów.  

I podobnie jak w części konkursowej były to nagrania niejednolite – nie 

były bowiem przygotowywane specjalnie na potrzeby gali. Choć więc bez 

wątpienia przyjrzenie się laureatkom i laureatom ubiegłych edycji było 

bardzo ciekawe, to kolażowość prezentacji nie pozostawiała najlepszego 

wrażenia. W tej części można było podziwiać: Michala Krčmářa (grand 

prix 2009), Stanisława Węgrzyna (stypendystę Fundacji z 2014), Tomasza 

Fabiańskiego (grand prix z 2011), Marcina Kupińskiego (grand prix 2002), 

Izabelę Szylińską (grand prix 2008), Gergő’a Ármina Balázsiego (grand 

prix 2014), Dawida Kupińskiego (grand prix 2003), Patryka Walczyka 

(grand prix 2010), Kristófa Szabó (grand prix 2013).

Ewa Kretkowska

R E L A C J A

zdj. Anna Shmatchenko, fot. materiał prasowy Golden Pointe Shoeszdj. Kasper Górczak, fot. materiał prasowy Golden Pointe Shoes
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ŻEBY ZAPOMNIEĆ…
Po tragedii uchodźców i wyzyskiwanych pracowników 

przemysłu odzieżowego Bartek Woszczyński przenosi 

na scenę kolejny ważny temat – uzależnienie.

— Dlaczego pĳesz? — spytał Mały Książę.
— Aby zapomnieć — odpowieǳiał Pĳak.
— O czym zapomnieć? — zaniepokoił się Mały Książę, który już zaczął mu 
współczuć.
— Aby zapomnieć, że się wstyǳę — stwierdził Pĳak, schylając głowę.
— Czego się wstyǳisz? — dopytywał się Mały Książę, chcąc mu pomóc.
— Wstyǳę się, że pĳę! — zakończył Pĳak rozmowę i pogrążył się w 
milczeniu.1

***

Uzależnienie podobno nie przychodzi nagle, jest jak sprytny 
złodziej - zakrada się po cichu, powoli, usypiając czujność 
tego, kogo okrada z życia; okradany zaś racjonalizuje je – 
„Przecież wszystko jest dla ludzi. O co tyle hałasu?”. Potem 

jest już tylko coraz fajniej, coraz piękniej, lepiej, weselej, a potem nagle 
czar pryska i nie zostaje nic… 
Na pustej, oświetlonej słabym snopem światła reflektora, scenie stoi 
maszyna. To znaczy raczej domyślam się, że to jakaś maszyna, bo nie wiem 
czy to sprytny wynalazek, czy po prostu kupa złomu będąca ciekawym 
elementem scenografii. W półmroku pojawia się sylwetka mężczyzny. On 
również jest zaintrygowany dziwnym urządzeniem. Bada je, początkowo 
1  Antoine de Saint-Exupery, Mały Książę, tłum. Jan Szwykowski, Warszawskie 
 Wydawnictwo Literackie MUZA SA, Warszawa 2004.

z dystansem, nieco z daleka, aby wreszcie podejść bliżej, dotknąć. Nic się 
nie dzieje. Spokój. Dopóki nie znajdzie się brakująca część, która umożliwi 
puszczenie maszyny w ruch. W zasadzie chodzi tylko o wajchę – jest jak 
zwrotnica, przestawiasz raz i już wskakujesz na zupełnie inne tory. Raz, 
drugi, trzeci, może nawet dziesiąty. Wystarczy jej dotknąć, a świat zmienia 
się nie do poznania. Podobnie jak tancerze i choreografia spektaklu. 
Smutni, melancholijni młodzi ludzie o zmęczonych ciałach, powolnych, 
ciężkich ruchach i niedokończonych gestach, ubraniach tonących we 
wszystkich odcieniach szarości, pragnący czegoś jeszcze znajdują wehikuł. 
Naiwnie wierzą, że poruszenie wajchy zmieni ich rzeczywistość i to, jak 
się czują. Najtrudniejszy jest pierwszy raz, więc robią to razem, wspólnie 
przestawiają zwrotnicę i… jest! Szczęście. Wracają kolory – ciepłe, jasne 
czerwienie, pomarańcze, róże, a z nimi radość, odprężenie, poczucie 
spełnienia, pewności siebie. Ciała tancerzy stają się giętkie, gibkie, pełne 
energii. Poruszają się w rytm  utworu przypominającego kubańską salsę. 
Ich ruchy są miękkie, lekkie. Tańczą w parach i solo. Jest miło i dobrze. 
Tylko uśmiechy na twarzach wydają się być do siebie bliźniaczo podobne. 
To właśnie widok tych jednakowo pięknych, jednakowo zadowolonych  
i jednakowo pustych twarzy sprawia, że pełen ciepła taniec nie cieszy, 
lecz smuci. Nie dziwi również nagła zmiana nastroju. Po chwilowym 
upojeniu wraca wszystko to, co było wcześniej: wypalenie, zwątpienie, 
frustracja. Tańczący, pozbawieni niemal całkiem energii, słaniają się ze 
zmęczenia, niektórzy nawet padają na ziemię. Wtedy ktoś znów dopada 
maszyny i przestawia zwrotnicę. I tak w kółko od upojenia szczęściem po 
czarną rozpacz – emocjonalny rollercoaster. Wszyscy chcą być szczęśliwi 
za wszelką cenę, nawet za cenę walki, w której na jakiś czas przejmą 
władzę i będą mogli włączać machinę do woli wedle własnego życzenia. 

R E C E N Z J A
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Zawsze znajdzie się kolejny chętny, aby puścić wehikuł w ruch tak często, 
aż dojdzie do awarii. Tylko co wtedy? Co dzieje się, kiedy nie można już 
przestawić zwrotnicy i w głowie pojawia się strach, pustka, poczucie braku 
sensu w życiu? Wtedy można gorączkowo i rozpaczliwie naprawić zepsutą 
wajchę. Możliwe, że się to uda tak, jak udaje się tancerzom. I znów jest 
– kraina wiecznej szczęśliwości! Miejsce radości, delikatnych pięknych 
kolorów, ciepła i pastelowych baloników. Czy na pewno można jeszcze  
z niego wrócić?
Bartek Woszczyński, wraz ze swoim zespołem, po raz kolejny porusza 
bardzo ważny temat – uzależnienia. Czym są, a raczej dlaczego tak często 
w nie popadamy? Dlaczego nie wystarcza nam już świat dookoła nas  
i za wszelką cenę próbujemy od niego uciec, choćby na krótką chwilę i ile 
jesteśmy w stanie za tę chwilę zapłacić? Niektórzy – nawet życiem. 
Nieważne, co jest przedmiotem uzależnienia: alkohol, narkotyki, seks, 
jedzenie, hazard, praca… Ważne jest co robi z naszym życiem. Po krótkim 
wysokim locie może nastąpić jedynie gwałtowny upadek. A po nim, prędzej 
czy później, przychodzi poczucie przegranej, świadomość, że chwilowe 
szczęście było iluzją. Zostaje też często poczucie winy i wstyd – dokładnie 
taki, jaki czuje Pijak z Małego Księcia – że sobie nie poradziliśmy. Zanim 
wpada się w nałóg też jest wstyd, że sobie nie radzimy. I choć większości 
z nas do szczęścia nie brakuje niczego, czujemy wciąż frustrację, złość, 
żal i wstyd. Może za bardzo gonimy nieosiągalne standardy, może zbyt 
wysoko stawiamy sobie poprzeczkę w drodze do sukcesu… Czym stał się 
sukces w XXI wieku? Być może stał się mitem, jest czymś nierealnym, 
iluzorycznym? 
W dobie pandemii, kiedy otaczający nas świat stał się jeszcze mniej pewny 
i przewidywalny, warto zadać sobie pytanie o to, co naprawdę jest dla nas 
ważne i daje nam poczucie spełnienia, bycia potrzebnym, wartościowym 
i… kochanym? Czy dla chwili złudnego szczęścia jesteśmy gotowi 
poświęcić siebie samych?

Justyna Stanisławska

Do łez 
Choreografia: Bartek Woszczyński
Tancerze: Michał Adam Góral, Dorota Koprowska, Jakub 
Mędrzycki, Michał Przybyła, Dominika Stróżewska
Kompozytorzy: Atmo Music Productions
Reżyseria światła: Artur Wytrykus
Projekt kostiumów: Joanna Woszczyńska
Szata graficzna: Renata Orzeszek „Bez Szablonu”
Premiera: 28.06.2021 r., godz. 19.30
Miejsce: Teatr Syrena, ul. Litewska 3, Warszawa

Prze le w na  konto  f undac j i  Insty tut  Rozwoju  Ku ltur y  z  dopisk iem „Tanie c”

zdj. Monika Kutkowska
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20. edycja Festiwalu Ciało/Umysł 
R E L A C J A

W tym roku w polskim środowisku tańca miał miejsce 

wysyp jubileuszy. Jednym z nich była 20. edycja 

Festiwalu Ciało/Umysł, którego pomysłodawczynią 

jest Edyta Kozak. 

Przez lata w programie Festiwalu Ciało/Umysł znaleźć można 
było występy zagranicznych artystów, występujących przede 
wszystkim na europejskich scenach tańca. Tegoroczna edycja 
była jednak nieco inna, do udziału w niej zostali zaproszeni 

jedynie polscy twórcy. Było to spowodowane zarówno aktualną sytuacją 
pandemiczną, ale też charakterem imprezy – pełnej jubileuszowych 
wspomnień oraz podsumowań. 
Warto zaznaczyć, że 20. odsłona festiwalu trwała prawie trzy miesiące – w 
sierpniu rozpoczęła bowiem działalność e-scena. W tej części programu 
powstał cykl Prosto z wnętrza, w ramach którego przygotowane zostały 
wywiady z Edytą Kozak, Jackiem Przybyłowiczem i Magdą Jędrą. Ci sami 
artyści wzięli także udział w tzw. Aftertalk – czyli rozmowach online, 
opublikowanych już po prezentacji festiwalowych spektakli. Publiczności, 
która zechciała zapoznać się z materiałami zamieszczonymi w internecie, 
zaproponowany został także cykl podcastów, które przygotowali m.in. 
Katarzyna Słoboda, Anna Królica czy Witold Mrozek. 
Część sceniczna festiwalu miała natomiast miejsce w październiku, a w jej 
programie znalazły się zarówno premiery, jak i pokazy już powstałych dzieł. 
Tegoroczny Ciało/Umysł zainaugurowany został wyjątkowo – prezentacją 
Na 4 Terra Incognita w choreografii Edyty Kozak, nawiązującej do jej 
wcześniejszej pracy, Na 4, zrealizowanej w 1994 roku z Teatrem Tańca 
NEI. Choreografka powróciła do spektaklu po ponad dwudziestu pięciu 
latach, by przypomnieć początki festiwalu – Na 4 otworzyło bowiem 
Międzynarodowy Festiwal Małe Formy Teatru Tańca, który w 2001 roku 
przekształcony został w Ciało/Umysł. Co ciekawe, na scenie pojawili 
się zarówno młodzi tancerze, jak i ekipa, która realizowała pierwotną 

premierę w 1994 roku. To interesujące zderzenie ze sobą dwóch światów 
i perspektyw, które miało na celu pokazanie radości z bycia razem oraz 
zastanowienie się nad procesami, którym podlegać może grupa.  
Kolejne sceniczne propozycje to praca solowa Magdy Jędry Złe ziele 
(skupiająca się na kanałach komunikacji człowieka z roślinami), a także 
dwa duety: Manhattan Danieli Komędery-Miśkiewicz i Dominiki Wiak 
(nawiązujący do amerykańskiego projektu użycia bomby atomowej) 
oraz Humani corporis fabrica w choreografii Jacka Przybyłowicza. Ten 
ostatni powstał jako tzw. słuchowisko choreograficzne – istotnie na scenie 
dwóm tancerzom (Grzegorz Pańtak i Ryszard Kalinowski) towarzyszyła 
narracja Andrzeja Chyry. Było to niczym wykład na temat anatomii 
człowieka, ilustrowany sekwencjami ruchowymi wykonywanymi przez 
dwóch mężczyzn. Co ważne, w spektaklu wykorzystane zostało podejście 
anatomów z XVI–XVIII wieku, próbujących opisać ludzki organizm oraz 
jego specyfikę. 
Jubileusz Ciało/Umysł został zwieńczony kilkugodzinnym wydarzeniem 
specjalnym, nazwanym Impresską. Podczas niego zrealizowane zostały 
krótkie performanse (np. Win.Dows_38 kolektywu United Limbs czy S(ł)
owy nie są tym, czym się wydają Magdaleny Przybysz i Alki Neuman), 
dyskusje i wykłady performatywne (np. Don’t Stop Me Now Agaty 
Życzkowskiej) oraz wystawa fotografii Marty Ankiersztejn. Nie można 
chyba wyobrazić sobie lepszego zakończenia festiwalu, niż w postaci 
wspomnień. Dlatego też ostatnim wydarzeniem, które znalazło się w 
tegorocznym programie była Wielka Gra, w ramach której publiczność 
mogła zmierzyć się z zadaniami i pytaniami, które nawiązywały do prac 
prezentowanych podczas 20 lat festiwalu. Po takim podsumowaniu można 
życzyć festiwalowi dalszego rozwoju oraz kolejnych intensywnych edycji. 

20. Międzynarodowy Festiwal Ciało/Umysł 
6 sierpnia – 17 października 2021

Warszawa
Kuratorka: Edyta Kozak 
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A.M.I.P.

Partnerzy Partnerzy medialni Podziękowania dlaCentrum Sztuki Współczesnej 
Zamek Ujazdowski
 
1 Jazdów 2, Warszawa 

www.u–jazdowski.pl

Informacje o spektaklu  i biletach:  
0 www.u-jazdowski.pl, +48 22 628 12 71 wew. 135

Le Fresnoy – Studio National  
des Arts Contemporains

Centre Chorégraphique 
National de Roubaix

Tero Saarinen  
Company

Danielle 
Anezin

Centrum Sztuki Współczesnej Zamek Ujazdowski  prezentuje
26 25. Międzynarodowy Festiwal  

Sztuk Performatywnych 

2 Rozdroże 2021 
26 Na styku światów 
264 Spektakle artystów z Lozanny, Paryża i Warszawy

21/09/2021 wtorek 18:00 
22/09/2021 środa 18:00            
spektakl wizualny,  
filmy i spotkanie   

1 Compagnie  
Philippe  
Saire  z Lozanny 

14 Vacuum

24/09/2021 piątek 18:00 
projekcje filmów z choreografiami

1 Carolyn Carlson   
14 The Tree (Fragments  

of poetics on fire)   
Blue Lady (Revisited) 

Na projekcje wstęp wolny

28/09/2021 wtorek 19:00 
29/09/2021 środa 19:00 
prapremiera spektaklu

1 Michał  
Adam  
Góral 

14 Blush
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JUBILEUSZOWE ROZDROŻE 

W tym roku Międzynarodowy Festiwal Sztuk 
Performatywnych Rozdroże odbył się jubileuszowo, 
już po raz dwudziesty piąty1. Przez wiele lat kurator 
tej cyklicznej imprezy, Janusz Marek, zapraszał do 

Warszawy międzynarodowe gwiazdy, takie jak Pina Bauch, Susanne 
Linke, Mathilde Monnier, Anna Teresa de Keersmaeker czy Kazuo Ohno. 
Po trzyletniej przerwie Rozdroże zostało zorganizowane ponownie, można 
jednak dostrzec, że przez lata zmienił się jego charakter  – jest  teraz 
bardziej kameralny, a w stosunku do  pierwszych edycji można nawet 
stwierdzić, że został mocno okrojony. Tegoroczna odsłona, zatytułowana 
Na styku światów to jedynie trzy wydarzenia, w tym tylko dwie sceniczne 
prezentacje. Czy jednak faktycznie  były to propozycje interdyscyplinarne, 
poruszające różne, czasem bardzo odległe tematy? 

 Tegoroczne Rozdroże otworzyły pokazy Vacuum Philippe‘a Saire‘a. 
Ten szwajcarski choreograf stworzył już około 30 prac prezentowanych 
na scenach całego świata, a w 1986 roku założył Compagnie Philippe 
Saire. Podczas 25. edycji warszawskiego festiwalu zespół zaprezentował 
Vacuum, uznawane za unikalne dzieło, stworzone na pograniczu tańca 
współczesnego i sztuk wizualnych. W spektaklu można byłooglądać  
dwóch mężczyzn, których ciała wyłaniały się z ciemności, ukazując ciąg 

1  Do 2016 roku festiwal organizowany był pod nazwą Międzynarodowe Spotkania Sztuki Akcji „Rozdroże”. 

intymnych ruchowych obrazów. Poszczególne sekwencje były tu niczym 
fotograficzne kadry prezentujące ludzkie ciało w różnych konfiguracjach. 
Tak interesujące spojrzenie na ludzką postać pozwoliło na pogłębienie 
refleksji nad kondycją współczesnego człowieka. 
 Drugą z zaprezentowanych na żywo prac było premierowe 
Blush Michała Adama Górala. Dla publiczności, przyzwyczajonej do 
tradycyjnego uczestnictwa w wydarzeniach kulturalnych formuła spektaklu 
mogła być niemałym zaskoczeniem. Pierwsza część odbywała się bowiem 
na korytarzach Centrum Sztuki Współczesnej – Zamek Ujazdowski, 
przerobionych w taki sposób, by nie było komfortowo je przemierzać. 
Kiedy już pokonało się przygotowany przez artystów labirynt i weszło po 
krętych schodach do przestrzeni scenicznej, występujący jeszcze przez 
pewien czas nie pozwalali na zajęcie  miejsc. W trakcie przedstawienia 
także pojawiały się momenty dyskomfortu – gdy tancerze prosili o wstanie 
czy zmianę miejsc. Wszystkie te zabiegi sprawiające, że znany dobrze rytuał 
uczestniczenia w spektaklu został zaburzony, miały kilka celów: wywołanie 
u widza poczucia braku kontroli, pozbawienie komfortu, ale też obnażenie 
przyzwyczajeń do pewnego rodzaju wygody. W dalszej części, czwórka 
zupełnie różniących się artystów opowiedziała swoje historie – pełne 
autentyczności, wywołujące refleksję na temat sytuacji, w których każdy 
z nas się kiedyś wstydził, był zawstydzony, sam kogoś zawstydzał. Czym 
jest wstyd? Jak odnajdujemy się w relacjach międzyludzkich? – zdawała się 

Festiwal Rozdroże organizowany jest od 1994 roku, a na kulturalnej mapie Warszawy swego czasu odgrywał bardzo 

ważną rolę. W ostatnich latach obserwować można było bardziej kameralne edycje imprezy, jednak zawsze w jej 

programie znalazły się przedstawienia uznanych zagranicznych twórców. 

C. Carlson, Blue lady, 1985, zdj. Claude le Anh, materiał prasowy organizatora
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pytać sceniczna czwórka,  nie oferując jednocześnie zamkniętego katalogu 
odpowiedzi. Warto zaznaczyć, że była to mocna wypowiedź, nie tylko pod 
względem tematycznym, ale i choreograficznym oraz wykonawczym. 
 Jubileuszowa edycja Rozdroża wzbogacona została także  
o prezentacje filmowe. Podczas jednego z wieczorów warszawska 
publiczność miała okazję zapoznać się lub przypomnieć sobie twórczość 
jednej z najważniejszych światowych tancerek i choreografek – Carolyn 
Carlson. Legenda tańca jest autorką ponad 100 choreografii, które 
pokazywane były na całym świecie. Była m.in. solistką zespołu tańca 
współczesnego Alwina Nikolais, kierowała także Teatro la Fenice  
w Wenecji i Cullberg Ballet w Sztokholmie, a w 2014 roku założyła 
Carolyn Carlson Company. Kurator festiwalu, Janusz Marek wybrał 
dwie prace, które zostały zaprezentowane podczas Rozdroża: The Tree 
(Fragments of Poetics on Fire) oraz Blue Lady (Revisited). Pierwszy z nich 
to zapis najnowszej choreografii artystki, w którym porusza ona kwestie 
kondycji człowieka w czasach kryzysu tożsamości i degradacji środowiska 
naturalnego. Co ciekawe, Carolyn Carlson zaprosiła tu do współpracy 
tancerzy z Azji i Europy oraz wykorzystała malowidła chińskiego artysty 
Gao Xingjiana. Blue Lady (Revisited) to z kolei film André S. Labarthe‘a 
o słynnym tanecznym solo autorstwa choreografki, które powstało w 1983 
roku. Praca ta jest refleksją na temat życia od młodości do śmierci, a w 
2008 roku została przerobiona i wykonana przez fińskiego tancerza Tero 
Saarinena, którego pracę wraz w Carlson można było obejrzeć w filmowym 
zapisie. 
 Jubileuszowa odsłona Międzynarodowego Festiwalu Sztuk 
Performatywnych Rozdroże nie była może zbyt huczna, jednak podkreśliła, 
że przez wiele lat impreza  była ważnym wydarzeniem na mapie polskiego 
tańca. Przez dwadzieścia pięć edycji publiczność miała okazję oglądać 
różnego rodzaju prace, a także oglądać zestawionych ze sobą  artystów 
polskich i zagranicznych. Podobnie było w tym roku, a jedyne czego 
zabrakło to oficjalne podsumowanie poprzednich zrealizowanych imprez 
oraz większa refleksja nad rozwojem i przyszłością Rozdroża. 

Marta Seredyńska 

25. Międzynarodowy Festiwal Sztuk Performatywnych Rozdroże

Vacuum , Compagnie Philippe Saire
Pomysł i choreografia: Philippe Saire
Tancerze: Gyula Cserepes, Lazare Huet

Carolyn Carlson Company – wieczór filmowy:
The Tree (Fragments of Poetics on Fire), Blue Lady (Revisited)

Blush , Michał Adam Góral
Autor pomysłu i choreograf: Michał Adam Góral 
Tancerze: Anna Banasik, Wojciech Dolatowski, Michał Adam Góral, Kar-
olina Graca 
Performerka wideo: Dominika Golisz

Vacuum, zdj. Philippe Weissbrodt, materiał prasowy organizatora
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22. FESTIWAL TAŃCÓW 
DWORSKICH CRACOVIA DANZA

R E L A C J A

22. Festiwal Tańców Dworskich „Cracovia Danza” 
odbywał się w dniach 19-31 lipca. Tegoroczna edycja 
nawiązywała do początków baletu zawodowego w Polsce. 
W programie festiwalu znalazły się przedstawienia 
na Rynku Głównym w Krakowie, warsztaty, a także 
kilka pokazów tanecznych w ramach cyklu „Kraków 
tańcem malowany”, które zaprezentowane zostały w 
przestrzeni miejskiej.

Tegoroczna edycja Festiwalu Tańców Dworskich „Cracovia Danza” 
poświęcona była początkom baletu zawodowego w Polsce. 
Można powiedzieć, że w ten sposób organizatorzy wpisali się w 

postpandemiczne, ponowne otwarcie świata kultury na bezpośredni kontakt 
z widownią. Jak bardzo tancerze, uczestnicy warsztatów i krakowska 
publiczność spragnieni byli wzajemnego kontaktu, świadczyła frekwencja 
podczas występów na Rynku Głównym, na Wawelu, w Collegium Maius 
oraz w Willi Decjusza.
W sobotę 24 lipca na Rynku Głównym odegrany został spektakl „Pierwsze 
baletu początki – w operalni Hetmanowej”, który z okazji 10-lecia 
Festiwalu Sztuk Dawnych im. Izabeli Branickiej był już prezentowany w 
kameralnych wnętrzach rezydencji Branickich w Białymstoku. Jego obsada 
została wzbogacona uczniami szkół baletowych, którzy brali udział w 
warsztatach z tańca barokowego. W trakcie spektaklu widzowie zobaczyli 
tańce, które składały się na repertuar teatru dworskiego, tzw. operalni, 
nad którą pieczę sprawowała kasztelanowa krakowska Izabela Branicka. 
Zaprezentowane zostały między innymi choreografie z epoki autorstwa 
Louisa Pécoura, wśród nich takie formy taneczne, jak menuet, almanda, 
kurant, sarabanda, gigue, gawot i folia, do muzyki popularnych wówczas 
kompozytorów m.in.: Arcangela Corellego, Luigiego Boccheriniego czy 
Jeana-Baptiste’a Lully’ego. Nie zabrakło również polskich rytmów, w tym 
„Poloneza G-dur” Macieja Radziwiłła. Prezentowane były też fragmenty 

baletu „L’Europe Galante” André Campry. Choreografie przygotowali 
Romana Agnel, Dariusz Brojek a „Polonez Eyblera” i „Uroczysty Pękiel” 
opracował Leszek Rembowski. Asystentką choreografów była Marta 
Baranowska. W spektaklu wystąpili tancerze Baletu Dworskiego „Cracovia 
Danza” z gościnnym udziałem Filipa Świeczkowskiego oraz uczestnicy 
wspomnianego kursu mistrzowskiego.
25 lipca 2021 r. na Rynku Głównym miała miejsce premiera przedstawienia 
Baletu Cracovia Danza pt. „Fêtes Galantes”, który nawiązywał do 
ogrodowych zabaw z XVII i XVIII wieku. Tancerze zaprezentowali 
choreografie z najbardziej znanych baletów tamtego okresu do muzyki 
autorstwa J. B. Lully’ego, A. Campry, J. Ph. Rameau i J. B. Boismortiera. W 
przedstawieniu wzięli udział mistrzowie tańca Marie-Claire Bär Le Corre 
i Pierre-François Dollé oraz tancerze Baletu Cracovia Danza. Choreografie 
opracowali Romana Agnel, Marie-Claire Bär Le Corre, Dariusz Brojek 
oraz Pierre-François Dollé. Kostiumy do obu spektakli stworzyły Monika 
Polak-Luścińska i Elżbieta Wójtowicz-Gularowska, a scenografie  
- Krzysztof Antkowiak.
Istotnym uzupełnieniem weekendowych przedstawień na Rynku Głównym 
były spektakle z cyklu „Kraków tańcem malowany”, które odbywały 
się w różnych miejscach Krakowa. Cykl ten, zapoczątkowany w czasie 
pandemii i poprzedniej edycji festiwalu, zaowocował kilkoma realizacjami 
filmowymi opublikowanymi w Internecie. Jedną z jego tegorocznych części 
był zaprezentowany na dziedzińcu zewnętrznym Zamku Królewskiego na 
Wawelu spektakl pt. „Kiedy tańczą dzwony”, nawiązujący do jubileuszu 
500-lecia Dzwonu Zygmunta. Znany już krakowianom spektakl „Harmonia 
mundi”, odwołujący się do heliocentrycznej teorii Mikołaja Kopernika i 
astronomicznej kolekcji Muzeum Uniwersytetu Jagiellońskiego, odegrany 
został na dziedzińcu arkadowym Collegium Maius, a premiera „Chopina 
w salonie Marceliny Czartoryskiej” miała miejsce w renesansowej Willi 
Decjusza. I tym razem pokazy z cyklu „Kraków tańcem malowany” 
zostały zarejestrowane, jesienią wyemituje je TVP3 Kraków a później 
będą udostępnione w Internecie.
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Festiwalowi towarzyszyły otwarte warsztaty taneczne dla różnych 
grup wiekowych, w formie hybrydowej - na żywo i online. Tańca 
barokowego nauczał Pierre-François Dollé, tańca renesansowego 
- Marie-Claire Bär Le Corre, natomiast tajniki dawnego tańca 
polskiego objaśniał Leszek Rembowski. Warsztaty „Kraków tańczy 
pod Wawelem” dla dzieci i młodzieży odbywały się na Stadionie na 
Placu na Groblach i były prowadzone przez tancerzy Baletu Cracovia 
Danza: Nikoletę Giankaki (taniec grecki), Małgorzatę Nabrzeską 
(taniec hiszpański) i Łukasza Szkiłądzia (taniec francuski). 
W czasie festiwalu nie zabrakło też przypomnienia o inicjatywie 
wpisania poloneza na Światową Listę Niematerialnego Dziedzictwa 
Ludzkości UNESCO. 24 lipca, po spektaklu „Pierwsze baletu początki 
– w operalni Hetmanowej”, tancerze Baletu Cracovia Danza, goście 
festiwalu, uczestnicy warsztatów i mieszkańcy Krakowa wspólnie 
zatańczyli poloneza na Rynku Głównym.
Frekwencja na imprezach festiwalowych, koncertach i warsztatach 
oraz gorące przyjęcie przez publiczność świadczą o tym, jak bardzo 
tęskniła ona za kontaktem z tańcem dworskim na żywo.
Partnerami 22. Festiwalu Tańców Dworskich „Cracovia Danza” 
były: TVP3 Kraków, Uniwersytet Jagielloński, Zamek Królewski na 
Wawelu, Instytut Kultury Willa Decjusza, I Liceum Ogólnokształcące 
„Nowodworek”, L’art de la Danse Niepubliczna Krakowska Szkoła 
Sztuki Tańca, Międzyszkolny Ośrodek Sportowy Kraków „Zachód”, 
Restauracja Chimera, Indalo Cafe & Rooms oraz High Enough Film 
Production.
Patronami medialni byli: TVP3 Kraków, Radio Kraków, Kraków 
Culture Karnet, krakow.pl oraz magazyn Taniec.
Festiwal dofinansowano ze środków Ministra Kultury, Dziedzictwa 
Narodowego i Sportu, pochodzących z Funduszu Promocji Kultury w 
ramach programu „Taniec”, realizowanego przez Narodowy Instytut 
Muzyki i Tańca, a warsztaty - ze środków Ministra Kultury, Dziedzictwa 
Narodowego i Sportu, pochodzących z Funduszu Promocji Kultury.

Tekst i zdjęcia Krzysztof Hliniak
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WIELE POWODÓW DO ŚWIĘTOWANIA 
O XVIII EDYCJI FESTIWALU TAŃCA WSPÓŁCZESNEGO 

„KALEJDOSKOP” Z KAROLINĄ GARBACIK 
ROZMAWIA MARTA SEREDYŃSKA

Spotykamy się w wyjątkowym momencie – obchodzicie w 

tym roku XVIII edycję Festiwalu Tańca Współczesnego 

„Kalejdoskop”, a to oznacza, że festiwal stał się już pełnoletni. 

Pamiętasz jeszcze jego początki?

Karolina Garbacik: Pracowaliśmy wtedy tworząc Teatr Tańca Projekt 

(dziś pewnie nazwalibyśmy go kolektywem). Byliśmy grupą studentów, 

która po prostu chciała tańczyć. Graliśmy nasze spektakle w różnych 

miejscach w Polsce, jednak w pewnym momencie dotarło do nas, że 

prezentujemy je wszędzie – tylko nie w Białymstoku. W tamtym czasie 

w Białymstoku nie było też takiego wydarzenia lub podmiotu, z którym 

moglibyśmy zacząć współpracę, nie mieliśmy szansy na regularne 

prezentacje. Podczas rozmowy  o tej sytuacji, jedna z moich koleżanek 

zaproponowała, byśmy nową inicjatywę, którą chcieliśmy stworzyć, 

nazwali właśnie „Kalejdoskop”. 

M.S.: W jakich przestrzeniach w Białymstoku rozpoczynaliście realizację 

pierwszych edycji „Kalejdoskopu”? 

K.G.: Pierwsza edycja festiwalu odbyła się we współpracy z Białostockim 

Ośrodkiem Kultury, było to trzydniowe wydarzenie. Zaprosiłam wtedy do 

współpracy kilku znajomych artystów, którzy pokazali swoje propozycje. 

W programie znalazły się też warsztaty Leszka Mądzika – stwierdziłam 

wtedy, że będzie to dodatkowe ciekawe wydarzenie, inne niż warsztaty 

tańca, w jakich zazwyczaj uczestniczyliśmy.  

M.S.:Jak więc przez kolejne lata rozwijały się koncepcje programowe 

festiwalu? 

K.G.: Mam wrażenie, że pierwszych pięć lat było bardzo spontanicznych. 

Nie programowaliśmy festiwalu tak, jak to robimy teraz. Zazwyczaj 

zapraszaliśmy znajomych artystów, prezentowaliśmy działania powstające 

oddolnie. Było to spowodowane brakiem finansowania. Moim pierwszym 

krokiem było wtedy zapraszanie do współpracy instytucji miejskich i 

sprawdzanie, na ile są one zainteresowane. Zwykle współpracowaliśmy 

z Wojewódzkim Ośrodkiem Animacji Kultury w Białymstoku, dziś 

przekształconym w Podlaski Instytut Kultury. Tam znajdowały się 

przestrzenie dobrze przystosowane do organizacji warsztatów. W tamtym 

czasie nie posiadaliśmy żadnej bazy lokalowej – współpraca z WOAK 

była więc dla nas bardzo satysfakcjonująca. Rzeczywiście, była to też 

instytucja bardzo otwarta na nowe działania i zainteresowana naszymi 

propozycjami. Przy całym programie warsztatowym, w pierwszych latach 

realizacji „Kalejdoskopu” mniejszą wagę przykładaliśmy jednak do 

prezentowania spektakli. Mieliśmy bardzo ograniczone warunki, dlatego 

musieliśmy umieszczać w programie jedynie spektakle proste technicznie, 

bez dużych wymagań co do oświetlenia czy ustawienia przestrzeni. Duży 

nacisk kładliśmy z kolei na projekty realizowane w bardzo szybkim tempie. 

Na każdym „Kalejdoskopie” organizowaliśmy trzy takie inicjatywy:  

w ramach każdej z nich choreograf miał za zadanie w zaledwie cztery dni 

stworzyć we współpracy z muzykami konkretną kompozycję. Ostatniego 

dnia festiwalu miały miejsce pokazy stworzonych prac, zwykle były 

to krótkie, 10-minutowe, etiudy. Te pokazy jednak przyciągały rzesze 

widzów, musieliśmy w pewnym momencie nawet przenieść je do większej 

przestrzeni. 

M.S.:Co się wydarzyło później? 

K.G.: Po około pięciu latach nasza koncepcja organizacji festiwalu 

zaczęła się zmieniać. Dlatego też założyliśmy Podlaskie Stowarzyszenie 

Tańca i zaczęliśmy starać się o pozyskiwanie środków na organizację 

„Kalejdoskopu”. Na początku były to środki z Urzędu Miejskiego 

w Białymstoku. Kiedy otrzymywaliśmy już większe dotacje z samorządu, 

zaczęliśmy też wysyłać wnioski w konkursach Ministerstwa Kultury  

i Dziedzictwa Narodowego. Po kilku latach bezskutecznego wnioskowania 

o dotacje ministerialne, zaplanowałyśmy - wraz z Joanną Chitruszko 

- i rozpoczęłyśmy realizację przygotowań festiwalowych bazując na 

dofinansowaniu z Urzędu Miejskiego. Miałyśmy wtedy wrażenie, że i tak 

się nie uda, skoro MKiDN nie przyznało nam nigdy wcześniej dotacji. Było 

dla nas wielką niespodzianką, kiedy na kilkanaście dni przed rozpoczęciem 

„Kalejdoskopu” okazało się, że MKiDN przyznało nam po raz pierwszy 

dotację. To było szaleństwo – w trzy dni zorganizować prezentację 

dodatkowych spektakli, które mogłyśmy sfinansować z tego grantu. O ile 

jednak  negocjacje z artystami nie były problemem, dużym utrudnieniem 

okazało się znalezienie przestrzeni do pokazania dodatkowych prac. 

To dofinansowanie bardzo nam wówczas pomogło, stało się szansą, 

uświadomiło, że możemy festiwal rozwijać, ubogacać o nowe wydarzenia. 

To był początek bardziej „strategicznego” myślenia o „Kalejdoskopie”. 

Zaczęłyśmy festiwal realnie programować. I tak pracujemy do dzisiaj – 

dla każdej edycji tworzymy nowe hasło, ideę przewodnią.  Spotykamy 

Na zdj. Karolina Garbacik, Anna Królica; fot. K. Machniewicz
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się, negocjujemy, rozmawiamy o tym, co warto pokazać, co jest dla nas w 

danym momencie istotne. Interesuje nas przede wszystkim to, co dzieję się 

w Polsce. Na pewnym etapie kusiła nas myśl, aby poszerzać ofertę festiwalu 

o prezentacje zagranicznych gości. Ostatecznie jednak skupiliśmy się na 

tym, co istotnego dzieje się w polskim tańcu.  I ciągle twórczość naszych 

rodzimych artystów stawiamy w centrum zainteresowania festiwalu. 

M.S.: W tym roku hasłem przewodnim festiwalu było „wiele powodów 

do świętowania”. Co jest dla Ciebie głównym powodem celebrowania tej 

edycji? 

K.G.: To hasło wymyślałyśmy jesienią 2020 roku. Miałyśmy wtedy 

nadzieję, że wiosną 2021 roku wyjdziemy już z domów i z zamknięcia, 

przestaniemy nosić maski – i to miał być największy powód do 

świętowania.  W międzyczasie wydarzyły się różne sytuacje, które sprawiły, 

że to tegoroczne świętowanie stało się bardziej refleksyjne. Staramy się 

oczywiście, aby podczas festiwalu wybrzmiała idea spotkania, tego, że 

chcemy rozmawiać, uczestniczyć w wydarzeniach. Celebrujemy więc na 

swój sposób tę edycję, ale ma ona inny wymiar niż zakładałyśmy jeszcze 

kilka miesięcy temu. Dla mnie największym powodem do świętowania jest 

właśnie samo spotkanie. Myślę, że największą wartością „Kalejdoskopu” 

jest to, że środowisko polskiego tańca współczesnego ma tutaj szansę 

rozmawiać, poznawać się, nawiązywać kontakty. Staramy się stworzyć 

takie warunki, by możliwe było nie tylko samo prezentowanie spektakli, 

ale by „Kalejdoskop” był pewną platformą do spotkania. 

M.S.: W tekście programowym, dotyczącym aktualnej edycji, napisałyście, 

że łączycie pokolenia. W jaki sposób? 

K.G.: Ma to miejsce głównie dzięki wydarzeniom towarzyszącym 

spektaklom. Oczywiście przedstawienia są dla nas ważne, chcemy je 

prezentować, staramy się je dobierać tak, aby pokazywały taniec współczesny 

z różnych perspektyw. Jednak bardzo istotne są dla nas także inne  punkty 

festiwalowego programu. Przykładem tego są spacery z przewodnikiem, 

które cieszą się popularnością wśród seniorów. Po spacerach seniorzy stają 

się widzami performansów, które realizujemy w przestrzeni miejskiej. To 

ich w pewnym sensie otwiera. Przygotowuje na to, co mogą zobaczyć na 

„Kalejdoskopie” Dzięki temu stają się bardziej otwarci na to, co mogą 

zobaczyć na „Kalejdoskopie”, część z nich podejmuje próby i przychodzi 

na spektakle. W tym roku jeden ze spacerów performatywnych prowadziła 

Magda Jędra, a podczas niego dzieci i młodzież oglądały rośliny w Parku 

Centralnym, przy okazji realizując zadania ruchowe. Nasze działania 

są projektowane tak, by poruszyć różne kategorie odbiorców.  Myślę tu  

o odbiorcy lokalnym, nie zawodowym. Ważne jest, by przyzwyczajać 

widzów do tańca.  Otwierać lokalną publiczność na taniec współczesny, 

bo on wciąż może budzić pewne obawy, konsternację. Zachęcać, podawać  

„pewne porcje tańca”, które poruszą, zaintrygują, sprawią, że „chce się 

więcej”. To, że jesteśmy hermetycznym środowiskiem, jest niestety nadal 

widoczne.  Jednak jeśli chcemy, by taniec się rozwijał, potrzebujemy widza 

i musimy poszukać sposobów, by on nas zrozumiał. Inaczej będziemy cały 

czas zamkniętym środowiskiem. 

M.S.:Jak już wspomniałaś, podczas festiwalu prezentujecie nie tylko 

spektakle – oferujecie warsztaty, spacery, ale też rozmowy. Kiedy spojrzymy 

na program „Kalejdoskopu”, możemy zauważyć, że naprawdę dużą uwagę 

poświęciłyście widzowi.

K.G.: Jeśli chodzi o rozmowy, mamy tu dwa cele. Jednym jest oczywiście 

zbliżenie widza i artysty, czyli stworzenie sytuacji, w której widz nie 

będzie się bał zadawania pytań. Z drugiej strony – ta sytuacja ma być też 

komfortowa dla artysty, by nie bał się dialogu oraz tego, czy nie zostanie 

źle zrozumiany. Anna Królica, prowadząca w tym roku rozmowy kończące 

każdy dzień festiwalu, potraktowała je bardzo demokratycznie. Już 

pierwszego dnia powiedziała, że przestrzeń rozmowy jest po to, by każdy 

mógł wyrazić swoje myśli. Od wielu lat realizujemy rozmowy właśnie w 

ten sposób. 

M.S.: Wracając do międzypokoleniowości, o której mówiłaś, warto 

zauważyć też, że dotyczy ona festiwalowych prezentacji. Jak ważne 

było dla Ciebie zestawianie ze sobą prac artystów doświadczonych oraz 

młodych twórców? 

K.G.: Zawsze staramy prezentować spektakle takich tancerzy  

i choreografów, których białostocka publiczność już zna. Chcemy jednak 

dawać szansę tym, którzy dopiero debiutują na tanecznych scenach. Dlatego 

też podczas jednego z festiwalowych dni zaprezentowaliśmy w tym roku 

krótkie etiudy w wykonaniu młodych artystów. Takie osoby nie mają wielu 

możliwości, aby się przebić  do głównego nurtu tańca. Dzięki temu, że 

wystąpią podczas festiwalu, istnieje szansa, że ktoś o nich napisze, ktoś ich 

zauważy, skomentuje ich pracę. Chciałabym, żeby co roku takich działań 

było coraz więcej, by poświęcać więcej czasu osobom wchodzącym 

dopiero na „rynek”. 

M.S.: Poszczególne wydarzenia „Kalejdoskopu” organizowane są  

w różnych przestrzeniach miasta. Na ile odczuwalne jest dziś to, że 

Białystok „żyje tańcem” w tym czasie? 

K.G.: Ze względu na to, że nie dysponujemy własną sceną, musimy 

współpracować z różnymi podmiotami. Oczywiście moglibyśmy 

spróbować ograniczyć się do jednej przestrzeni i wejść we współpracę 

tylko z jedną instytucją, w której zrealizowalibyśmy program. Jednak 

wydaje mi się, że moglibyśmy w ten sposób stracić potencjalnego widza. 

Być może zainteresowalibyśmy publiczność danej instytucji kultury  

i odbiorcę tanecznego, ale jeżeli jesteśmy w kilku przestrzeniach – mamy 

świadomość, że do każdej z nich przychodzą inni widzowie, którzy mogą 

stać się naszym stałym odbiorcą. Jeśli z kolei wychodzimy na zewnątrz 

i realizujemy na przykład pokaz Anny Piotrowskiej w Parku Branickich, 

spotykamy się z widzem przypadkowym. Możemy go zainteresować 

festiwalem, tańcem, sprawić, by przeszedł na inne wydarzenia. Takie 

działanie ma charakter zarówno artystyczny, jak i marketingowy. Mam 

wrażenie, że dzięki temu miasto w tych dniach żyje tańcem, mieszkańcy 

wiedzą o tym, że właśnie trwa festiwal. Zawsze też pytam wolontariuszy, 

o to, co uważają za wyróżnik festiwalu. W tym roku usłyszałam m.in., że 

wartością jest okazja do poznawania miasta w czasie „Kalejdoskopu”. 

M.S.:Czego w takim razie możemy życzyć „Kalejdoskopowi”, z okazji 

18. urodzin oraz symbolicznego „wejścia w dorosłość”?

K.G.: Chyba najważniejsze jest teraz dla nas, byśmy mogli uzyskać 

stabilizację finansową i programowali kolejne edycje nie bojąc się o 

możliwości organizacyjne. Zastanawiałam się także nad naszym rozwojem 

– nad tym, by pozwolić „Kalejdoskopowi” po prostu dojrzewać. Ważne 

jest, by festiwal nie stracił atmosfery, którą budujemy od lat i byśmy mieli 

okazję do stwarzania warunków do spotkań i rozmów. Będę również 

poszukiwać ciekawych i efektywnych sposobów na otwieranie odbiorców 

na taniec współczesny. 
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MOVE FESTIVAL 2021
24-26.09.2021r. w Młodzieżowym Centrum Kultury 

i Edukacji (MCKiE) odbył się MOVE FESTIVAL, 

którego głównym organizatorem był Ośrodek Praktyk 

Choreograficznych oraz MCKiE „Dom Harcerza” im. 

J. Korczaka w Zielonej Górze.

Myślą przewodnią na ten rok było generations | pokolenia

Hasło było dla nas otwarciem inspiracyjnym do spotkania 
artystów, krytyków i kuratorów będących świadkami 
różnych etapów rozwoju polskiego tańca współczesnego. 
Pragneliśmy, aby na scenie zaprezentowali się zarówno 

twórcy z wieloletnim doświadczeniem, scenicznym jak i pedagogicznym 
oraz przedstawiciele młodego pokolenia realizujący autorskie inicjatywy 
artystyczne.

Podczas dwóch dni festiwalowych na scenie MCKiE zaprezentowali się 
artyści tańca z całej Polski:

Eliza Hołubowska (Gryfino), Iwona Wojnicka (Warszawa), Paweł Matyasik 
(Zielona Góra) Małgorzata Kowalczyk | Przestrzeń Ruchu (Tarnowskie 
Góry), Teatr Tańca EGO VU (Gryfino), Magdalena Pyzik | Gliwicki 
Teatr Tańca (Gliwice), Teatr Ruchu (Świebodzin), Agnieszka Chmielnik 
(Słupsk), Grupa Teatru Tańca (Toruń), Teatr Tańca Enza (Słupsk), Physical 
ArtHouse (Zielona Góra).

Podczas imprezy, można było również zobaczyć filmy taneczne, 
prezentowane w festiwalowej galerii:

Anna Bajjou | Escape room | Within

TO-EN Butoh Company | black landscapes

Alicja Miszczor | Oikos | Desmia | Desmia X

Trio z Rio | Hekate

Radosław Bajon | Cykl wideoperformatywny Euphoria
 
Festiwal odwiedziła także krytyczka, Marta Seredyńska, pisząca o sztuce 
teatru i tańca do branżowych portali oraz wydawnictw. Pojawili się również 
goście specjalni, Anna Królica – prezeska Fundacji Performa, kuratorka, 
badaczka i krytyczka tańca oraz Adam Kamiński kurator i twórca Mandala 
Performance Festival we Wroclawiu.

W ramach działań festiwalowych odbyły się także spotkania z publicznością 
oraz debata środowiska tanecznego, które moderowała Marta Seredyńska.

Dziękujemy wszystkim zaangażowanym w ten szczególny projekt, jakim 
jest MOVE FESTIVAL. To dzięki Wam możemy tworzyć przestrzeń 
wymiany myśli, doświadczeń i estetyk realizowanych obecnie na polskiej 
scenie tańca artystycznego.

Zdjecia Dorota Bulińska
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Czas Przestrzeń Energia & Flamenco to pierwszy  

z cykli „Kwadrans Flamenco” – krótkich autorskich filmów 

poświęconych sztuce flamenco. 

Premiery nagrań można oglądać co niedzielę od 26 września na 
kanale YouTube Małgorzaty Matuszewskiej. Seria skierowana jest 
zarówno do tancerzy praktykujących flamenco, jak i do osób nie 
związanych z tańcem, nie mających wiedzy ani przygotowania.

Czas Przestrzeń Energia & Flamenco – trzy podstawowe elementy, które 
odpowiadają ze specyfikę tańca flamenco – stanowią ramy dla tańca, 
jednocześnie są bazą dla indywidualnej interpretacji. W odcinkach cyklu 
zostaną przedstawione ogólne zasady rządzące Czasem Przestrzenią  
i Energią w sztuce tańca flamenco oraz sposoby jakimi operuje tancerka  
i tancerz flamenco wykorzystując czas, przestrzeń, energię dla uzyskania 
indywidualnej interpretacji tanecznej.

Małgorzata Matuszewska to dyplomowana tancerka (dyplom zawodowego 
tancerza Związku Artystów Scen Polskich ZASP), stypendystka Ministra 
Kultury i Dziedzictwa Narodowego (stypendium twórcze), certyfikowana 
instruktorka tańca (certyfikat Mazowieckiej Akademii Tańca), założycielka 
autorskiego NTF Teatr Tańca Małgorzaty Matuszewskiej oraz Fundacji 
Tradycji i Transformacji Sztuki.

Od 1990 roku zajmuje się tańcem hiszpańskim – przez pierwsze lata 
wyłącznie flamenco, następnie poszerzając wiedzę o inne techniki, w 
szczególności hiszpański taniec z kastanietami ( także o teorię i historię 
tańca) u wielu znakomitych tancerek i tancerzy hiszpańskich, spośród 
których największe znaczenie miały dla niej: Matilde i Rocío Coral, 
Eva La Yerbabuena, Gala Vivancos, Natalia Ferrandiz oraz cykl lekcji 
indywidualnych w Museo del baile Cristiny Hoyos.

Daty premier kolejnych odcinków cyklu:

3 października – Czas – Rytm – Emocje
10 października – Czas – Rytm – Taniec
17 października – Przestrzeń
24 października – Energia
31 października – odcinek specjalny, który będzie promowany oddzielnym 
wydarzeniem.

Wszystkie odcinki będą pojawiać się na kanale ttntf YouTube

Więcej informacji można znaleźć na stronie: www.online.danza.pl.

Współorganizator: Fundacja INNA PRZESTRZEŃ

Cykl powiązany jest z „Polskim Przewodnikiem po Sztuce Tańca 
Hiszpańskiego”– książką autorstwa Małgorzaty Matuszewskiej 
przygotowywanej do wydania w 2022 roku.

Cykl pierwszy realizowany dzięki finansowaniu m.st Warszawy Program 
Mobilni w Kulturze 2021.

KWADRANS FLAMENCO
V A R I A

zdj. materiał prasowy Małgorzata Matuszewska

https://www.youtube.com/watch?v=S4aTQ6BhFc0&list=PLfNNGuuyqDte-_9B5r2cpOlIQWIetkQuy
http://www.online.danza.pl.


49 Taniec 2021

J E D Y N E  C Z A S O P I S M O  O  S Z T U C E  T A Ń C A  W  P O L S C E !
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Jednym w pierwszych zorganizowanych w tym 

roku festiwali tańca była wrocławska impreza, która 

zgromadziła artystów tworzących w Polsce i za granicą. 

Festiwal Mandala zapewnił wrocławskim widzom niemało 

niespodzianek.
 

MMandala odbywa się we Wrocławiu od 2005 roku. 

Każda kolejna edycja to zarówno prezentacje artystów 

polskich, jak i zagranicznych, zaproszonych przez 

kuratora Adama Kamińskiego. Tegoroczny festiwal, 

oprócz bogatego programu performatywnego i warsztatowego, zawierał 

także niespodzianki. Jedną z nich była organizacja dwóch wieczorów 

w bytomskim Teatrze Tańca i Ruchu Rozbark (pokazy prac Układu 

Formalnego, duetu Haduch i Wiśniewska oraz choreografii Anny 

Piotrowskiej), drugą – cykl Berlińska Scena Performatywna, którego 

kuratorem był Maciej Sado i w którym gościnny udział wzięły m.in. Ewa 

Dziarnowska i Hygina Delimata). 

W ramach jubileuszowej 15. edycji festiwalu  artyści poświęcili uwagę 

takim tematom, jak poszukiwanie szczęścia, równowagi, satysfakcji i celu 

w życiu. Mimo wielu estetycznych form, nie zabrakło też prezentacji ostro 

komentujących współczesną rzeczywistość. Tancerze i choreografowie 

poświęcali uwagę takim pojęciom, jak przemysł, społeczeństwo, walka, 

zagrożenie, rozrywka, sztuczna inteligencja, transhumanizm, polityczność. 

(zbyt długa sekwencja wyliczeń)

Solowe prace intensywnie eksplorowały ludzkie ciało (np. „Tefilin” 

Bartłomieja Gąsiora) i zostały skontrastowane  z przedstawieniami 

zespołowymi (np. „One” zespołu: Durski, Kania, Stanek, Ustowska). 

Widzowie chcący bardziej aktywnie uczestniczyć w festiwalu, mieli także 

okazję do poznania nowych metod pracy podczas warsztatów prowadzonych 

przez Marcina Denkiewicza, Bartłomieja Gąsiora, Alexeya Torgunakova 

oraz  Fernarda Belfiore, który na zakończenie Mandali zaprezentował 

spektakl „The cave”, oparty na grze świetlnych instalacji. 

Do najciekawszych festiwalowych propozycji zaliczyć można solowe 

prace Alexeya Torgunakova (wysiłkowe i ukazujące piękno ciała 

„Body Mantra”) i Anny Piotrowskiej (dowcipne i groteskowe „Lanie – 

eksperyment egoistyczny”), a także „Ukochany kraj, umiłowany kraj” 

Physical ArtHouse – prezentujące gorzki obraz współczesnej Polski. 

Do  interesujących przedstawień zaliczają się również  „Device” i „Solo 

Ten” Marcina Motyla, odnoszące się do zachowań społecznych, a także 

„Axiom of choice” grupy HOTELOKO movement makers – poruszające 

problematykę destrukcyjnych zmian klimatu.

Tegoroczna Mandala miała wyjątkowy charakter nie tylko z powodu 

jubileuszu 15-lecia. Artyści, widzowie i pasjonaci tańca szczególnie docenili 

możliwość bezpośredniego spotkania po okresie pandemicznej izolacji. 

Tym bardziej cieszył więc tak bogaty program festiwalu oraz napawające 

nadzieją na przyszłość umiejscowienie wydarzeń we Wrocławiu i w 

Bytomiu. 

Mandala Performance Festival

Kurator: Adam Kamiński

Kurator Berlińskiej Sceny Performatywnej: Maciej Sado

29.05–06.06.2021

Wrocław

12–13. 06.2021

Bytom 

15. JUBILEUSZOWA EDYCJA 
FESTIWALU MANDALA

R E L A C J A
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POKOLENIA TANCERZY 
NA FESTIWALU  TAŃCA  

WSPÓŁCZESNEGO KALEJDOSKOP

Tegoroczna edycja festiwalu była okazją do spotkania 

artystów z publicznością – podczas spektakli, spacerów 

performatywnych, akcji w przestrzeni miejskiej, 

wieczornych rozmów. Na kilka dni Białystok stał się 

stolicą polskiego tańca. 

„Wiele powodów do świętowania” – tak brzmiało hasło kolejnej edycji 

„Kalejdoskopu”. Jednym z wspomnianych powodów było osiągnięcie przez 

festiwal „pełnoletności”. Cztery dni, podczas których publiczność miała 

okazję uczestniczyć w różnorodnych wydarzeniach, stały się świetnym 

pretekstem do odbudowywania tradycji uczestnictwa w imprezach 

kulturalnych. Po czasie największych obostrzeń, związanych z pandemią 

koronawirusa, tego typu taneczne święto zdecydowanie ożywiło Białystok. 

Tegoroczny „Kalejdoskop” to mnogość propozycji zachęcających 

publiczność do zainteresowania się tańcem współczesnym. Sześć 

pełnowymiarowych spektakli  obejmowało zarówno choreografie 

dojrzałych artystów (np. „Koniec wielkiej wojny” Teatru Dada von 

Bzdülöw, „Blask” w choreografii Jakuba Lewandowskiego), jak  

i młodszego pokolenia („Manhattan” Danieli Komędery i Dominiki Wiak). 

Ciekawym rozwiązaniem było także zaprezentowanie krótkich etiud 

choreograficznych, stworzonych przez debiutujących polskich tancerzy 

(m.in. Joannę Brodniak, Izabelę Prymas, Marcina Motyla), nie mających 

zapewne szansy na częste prezentacje przed publicznością.  

Osoby pragnące rozwijać praktykę ruchową miały okazję do udziału 

w warsztatach festiwalowych. Sześć tancerek, będących dziś w czołówce 

zdj. Rozmowy po tańcu, fot. K. Machniewicz

zdj. Rozmowy po tańcu, fot. K. Machniewicz
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polskiego tańca, poprowadziło lekcje różnorodnych 

technik. Sylwia Hefczyńska-Lewandowska podczas 

zajęć „Prąd i zawieszenie” zwróciła uwagę na cyrkulację 

energii i sił, oddziałujących na ludzkie ciało. Podobnie, 

bo na przepływie energii oraz zabawie z ciężarem, skupiła 

się Eliza Hołubowska. Iwona Olszowska zaproponowała 

zgłębianie praktyki kontakt improwizacji, Anna Piotrowska 

– pracę z podłogą i improwizacją, a Anna Steller – taniec 

w uwolnieniu od wszelkich schematów. Z kolei Daniela 

Komędera-Miśkiewicz skoncentrowała się na bezruchu 

oraz uważności ciała. 

Festiwal Tańca Współczesnego „Kalejdoskop” emanował 

przede wszystkim dużą otwartością na każdego odbiorcę 

– nie tylko tego, który ogląda taniec regularnie – dlatego 

też podczas imprezy miały miejsce liczne rozmowy czy 

tzw. taneczne lunche. Te wydarzenia stały się okazją 

do wymiany uwag, zapytania artystów o szczegóły ich 

pracy i możliwość podzielenia się refleksją. Niedzielny 

spacer z przewodniczką po Białymstoku zakończył 

się z kolei obejrzeniem prac zaprezentowanych  

w przestrzeni miejskiej („Ogród odnaleziony w ruchu” 

Anny Piotrowskiej, „Geometrycznie” Anny Wytych-

Wierzgacz). Warta uwagi jest także sama organizacja 

festiwalu – jego obecność w różnych częściach miasta 

sprawia, że przyciąga on coraz więcej odbiorców w różnym 

wieku i z różnych środowisk. „Kalejdoskopowi” należy 

więc pogratulować pełnoletności oraz życzyć kolejnych, 

tak intensywnych i emocjonujących edycji. 

 

Festiwal Tańca Współczesnego „Kalejdoskop”

Organizator: Podlaskie Stowarzyszenie Tańca 

17–20 czerwca 2021

Białystok 

K. Garbacik, Poczekalnia, fot. K. Machniewicz

  Części ciała, Choreografia, wykonanie Ramona Nagabczyńska, fot. K. Machniewicz

 Blask, Choreografia/ Reżyseria Jakub Lewandowski fot. K. Machniewicz
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Kontakt improwizacja to technika angażująca dwóch 

lub więcej tancerzy, skupiająca się na ich bezpośrednim 

fizycznym kontakcie. Okazję do jej praktykowania mieli 

uczestnicy kolejnej edycji Międzynarodowego Festiwalu 

Tańca Warsaw CI Flow.

Festiwal, skupiający pasjonatów kontakt improwizacji, odbył 
się w Warszawie  po raz 12. Każda jego edycja jest doskonałą 
okazją do spotkania doświadczonych pedagogów, dzięki czemu 
można poszerzyć swoją wiedzę oraz rozwinąć indywidualną 

praktykę ruchową. Jest to możliwe waśnie dzięki warsztatom i projektom 
dedykowanym profesjonalnym tancerzom. W tegorocznym programie 
festiwalu znalazły się jednak także prezentacje otwarte dla publiczności.  
Założeniem Steve’a Paxtona, pioniera kontakt improwizacji, było 
połączenie doświadczeń związanych z tańcem współczesnym, Aikido oraz 
akrobatyką. Jednocześnie podstawową zasadą, która towarzyszyła mu w 
pracy, było oddziaływanie między dwoma ciałami a prawem grawitacji, 
siłą pędu i inercją. W efekcie  wymiana energii oraz praca z ciężarem 
ciała sprawiły, że tancerze stali się bardziej otwarci na siebie nawzajem, 
a kontakt improwizacja zaistniała jako otwarta na wszystkie osoby, które 
chciałyby zacząć ją poznawać, niezależnie od zaawansowania.  
Tegoroczny Międzynarodowy Festiwal Tańca Warsaw CI Flow składał się 
z dwóch części. Pierwsza z nich to projekt performatywny „Improvising 
Contact / Contact Improvisation”, poprowadzony przez Andrew Wassa. 
Niemiecki choreograf i biolog zaprosił do uczestnictwa grupę osób, 
profesjonalnie zajmujących się tańcem i performansem. Kilkudniowy 
research i wspólna praktyka zostały zakończone pokazem w Centrum 
Sztuki Współczesnej – Zamek Ujazdowski, na który zaproszono 

publiczność. Druga część festiwalu to z kolei zintensyfikowane 
działania. Osoby na różnych poziomach zaawansowania miały  
okazję uczestniczyć w warsztatach  z Vegą Luukkonen czy Emmą Bigé, 
a także w zajęciach, dotyczących somatyki i kompozycji z Isabelle Uski. 
Polscy pedagodzy, prowadzący poszczególne bloki to Maria Stokłosa 
(warsztaty site-specific), Andrzej Woźniak i Ksenia Opria (oboje 
proponujący zajęcia flow-ing in). 
Tym co charakteryzuje działalność środowiska kontakt improwizacji 
są jamy, podczas których każdy może tworzyć wspólną przestrzeń 
do performowania. Każdy dzień festiwalu kończył się więc 
takim spotkaniem (codzienne z towarzyszeniem innej muzyki),  
a ostatniego dnia Iwona Olszowska zaprosiła  publiczność 
do uczestniczenia w jamie performatywnym. Widzowie 
mieli także okazję obserwować działania site-specific  
w przestrzeniach miejskich i wziąć udział w pokazie pracy wykonanej  
w ramach warsztatów z Isabelle Uski.
Międzynarodowy Festiwal Tańca Warsaw CI Flow to wydarzenie, które co 
roku skupia w Warszawie osoby praktykujące kontakt improwizację oraz 
zainteresowane jej poznawaniem i pogłębianiem swoich umiejętności. Tym 
bardziej istotne jest zapraszanie do udziału w tego typu przedsięwzięciu 
zagranicznych pedagogów i artystów, którzy dzielą się swoim 
doświadczeniem i wiedzą. Duża frekwencja podczas 12. edycji festiwalu 
jest dowodem na to, że zajmuje on ważne miejsce na tanecznej mapie 
stolicy i dla wielu uczestników jest niepowtarzalną okazją do rozwoju. 

Międzynarodowy Festiwal Tańca Warsaw CI Flow
Organizacja: Fundacja Artystyczna PERFORM

16–28 sierpnia 2021 
Warszawa 

DOŚWIADCZENIE KONTAKTU 
12. MIĘDZYNARODOWY FESTIWAL 

TAŃCA WARSAW CI FLOW
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Tegoroczna edycja warszawskiego festiwalu stała się okaz-

ją do konfrontacji przedstawień polskich i zagranicznych. 

Jednocześnie była to próba odbudowania regularnego 

odwiedzania wydarzeń tanecznych przez publiczność. 

Trwająca pandemia koronawirusa ograniczyła odwiedzanie te-
atrów i uczestniczenie w wydarzeniach performatywnych. 
W 2021 roku nastąpiło już co prawda większe poluzowanie 
obostrzeń, jednak czy to oznacza, że publiczność tańca znów 

licznie powróci do oglądania spektakli? Takie pytanie towarzyszyło XVII 
Międzynarodowemu Festiwalowi Tańca Zawirowania. W tekście kurator-
skim dyrektor wydarzenia, Włodzimierz Kaczkowski pytał: „Czy będzie 
można wrócić do normalności? Co zmieniło się przez czas pandemii? Czy 
wyszliśmy z niej pogruchotani, czy może bardziej wzmocnieni?”. 
Te spostrzeżenia wydają się trafne, jednak czy możliwe jest znalezienie 
odpowiedzi już teraz? 
Podczas początkowej części festiwalu, na pierwszym planie znala-
zły się  spektakle gości zagranicznych z Grecji, Niemiec oraz Es-
tonii. Co ciekawe, pojawiły się tu dwie prace zakwalifikowane do 
międzynarodowej sieci Aerowaves. Kameralne „Body Monologue” 
Anastasii Valsamaki świetnie ukazało fizyczne możliwości tancer-
ki  Gavrieli Antonopoulou. Jeszcze bardziej wyczerpujące było solo  
w „Tanzanweisungen (it won't be like this forever)” Moritza Ostruschn-
jak, w którym Daniel Bendini wyeksploatował własne ciało do maksi-
mum. Artyści stworzyli tę pracę, opartą na cytatach – zarówno ze swoich 
poprzednich spektakli, jak i innych tekstów kultury. Te dwa energetyczne 
wieczory zostały skontrastowane z melancholijnym „FN” estońskiej grupy 
Fine5. Czarno-biała konwencja oraz próba ukazania izolacji i wyobcowania 
człowieka, podkreśliła charakterystykę czasu, w którym aktualnie żyjemy. 

Kolejne festiwalowe prezentacje to polskie propozycje powstałe głównie 
w czasie pandemii COVID-19 lub tuż przed jej wybuchem w kraju. Wyst-
awiono oniryczną i abstrakcyjną „IV RP Snów” Sztuki Nowej, poruszający 
i osobisty „Bromance” duetu Przybyła i Więcek oraz improwizację ruchową 
i muzyczną na najwyższym poziomie, wykonaną przez zespół Ilony Try-
buły. Należy zaznaczyć, że podczas tegorocznej edycji oddano scenę także 
młodym twórcom. „Lagma” Chmielewskiej, Czyczel, Gryki i  Szypulskiej 
oraz „Symetria” Michała Przybyły to przedstawienia powstałe w ramach 
programu „StartUp – SCENA DLA MŁODYCH”, dzięki któremu cho-
reografowie rozpoczynający pracę, mają okazję do podjęcia swoich arty-
stycznych prób. Tegoroczny przegląd zakończyła minimalistyczna cho-
reografia twarzy, czyli „Części ciała” Ramony Nagabczyńskiej (która została 
zakwalifikowana do Aerowaves 2021). 
XVII Międzynarodowy Festiwal Tańca Zawirowania był okazją do obe-
jrzenia spektakli stworzonych głównie przez warszawskich twórców. Idea 
zaprezentowania w stolicy  prac, których nie było jeszczeokazji zobaczyć 
(duża część z nich miała swoją premierę online),  stanowiła pretekst do 
odbudowania stanu oglądalności przedstawień sprzed pandemii. Organiza-
torzy festiwalu skorzystali z możliwości organizacji wydarzeń po zmniejsze-
niu obostrzeń, dzięki czemu otworzyli się na widza, zaprosili go ponownie 
do teatralnej przestrzeni, dając mu tym samym poczucie bliskiego kontaktu 
ze sztuką. Czy jednak faktycznie tak łatwo odbudowuje się wspólnotę doś-
wiadczeń? Czy możemy już mówić o powrocie do normalności? 

XVII Międzynarodowy Festiwal Tańca Zawirowania 
Organizator: Fundacja Scena Współczesna

8 lipca – 1 sierpnia 2021 
Warszawa 

XVII MIĘDZYNARODOWY 
FESTIWAL TAŃCA ZAWIROWANIA
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International Movement Festival U:NEW 
DANCE HIGWAYS warsztaty: 11-15.12.2021

Miejsca: 
Centrum Promocji Kultury Praga Południe, ul. Podskarbińska 2, Warszawa
Instytut Teatralny im. Z. Raszewskiego, ul. Jazdów 1, Warszawa
Teatr BAZA, ul. Podchorążych 39, Warszawa
Wstęp wolny na wszystkie wydarzenia
Wymagana rezerwacja zaproszeń: biuro@fundacjarozwojuteatru.pl

International Movement Festival U:NEW ma na celu popularyzację tańca współczesnego w jego nowych formach oraz wzmocnienie współpracy polskich 
artystów i artystek z partnerami europejskimi. Ideą festiwalu jest szczególne zwróceniem uwagi na tematykę związaną z ekologią: zieloną transformacją, 
zmianami klimatycznymi oraz przyszłością naszej planety, a także z tkanką miasta, prawami człowieka, tożsamością kulturową i tolerancją. 

Program pierwszej edycji Festiwalu U:NEW będzie składał się ze spektakli artystów i artystek z Polski, Niemiec, Francji, Włoch, Norwegii i Hiszpanii, którzy 
poruszają się głównie w obszarze nowej choreografii i eksperymentu tanecznego, gdzie ważne jest budowanie oryginalnej koncepcji poprzez dialog i poszukiwanie 
eksperymentalnego ruchu i nieoczywistych interpretacji. 

W programie znajdzie się m.in. spektakl organizatorów festiwalu kolektywu HOTELOKO movement makers „Axiom of Choice” w wykonaniu Agaty Życzkowskiej 
i Mirka Woźniaka oraz solo „Inflating” w wykonaniu Klary Szeli oraz duet „well come” Klary Szeli i Mileny Suskiej. Ponadto spektakl Theater der Klänge „The 
Lacquer Ballet” z Düsseldorfu - w reżyserii J.U. Lensinga i w choreografii greckiej artystki Jacqueline Fischer, który powstał z okazji 100-lecia Bauhausu jako 
kontynuacja idei Oskara Schlemmera. W programie festiwalu także solo francuskiej artystki młodego pokolenia Léi Leclerc „Y’a des choses ou avoir envie de 
dire des choses”, solo „Playlist” w wykonaniu Pedro Pauwelsa, artysty urodzonego w Belgii, mieszkającego we Francji, spektakl włoskiego zespołu ZAPPULLA 
DANZA movimento naturale „Apollo e Dafne”, który prowadzą Giovanni Zappulla i Annachiara Trigili i solo norweskiego artysty THOMASA OF NORWAY 
„When Boys Cry”. Zobaczymy także trzy prace z Hiszpanii z Kraju Basków: solo w wykonaniu Marii Ibarretxe „Choreographic Study About the End of Things”, 
solo „Reset” zrealizowane przez Igora Calonge Martineza i duet „Urban Fallow” w koncepcji Natxo Montero. 

Ważnym elementem Festiwalu U:NEW są również warsztaty i spotkania transnational meetings w ramach międzynarodowego projektu DANCE HIGHWAYS 
wspieranego przez Unię Europejską w programie Erasmus +. Jest to europejski projekt, który łączy sześciu partnerów działających na polu tańca współczesnego: 
L’espace ASDC i Zappulla DMN Company w Palermo, Fundację Rozwoju Teatru ‘NOWA FALA’ i kolektyw HOTELOKO movement makers w Warszawie, 
THEATER DER KLÄNGE w Düsseldorfie, Davvi - Centre for Performing Arts - Norwegia, La Fundicion w Bilbao oraz La Galerie Chorėgraphique w Carcassonne. 
Projekt ten będzie realizowany do sierpnia 2022 roku i ma za zadanie wymianę dobrych praktyk między profesjonalistami i profesjonalistkami w dziedzinie 
tańca współczesnego i sztuk pokrewnych oraz podwyższanie kompetencji artystów i artystek tańca poprzez warsztaty taneczne różnych technik. Ideą projektu 
jest wspieranie i poprawa jakości oraz dostępności sztuki i kultury. To także projekt edukacji kulturalnej dla artystów i artystek oraz menadżerów i menadżerek 
tańca współczesnego, którego celem jest wzmocnienie synergii między partnerami w kontekście artystycznym, kulturowym i społecznym. Dla sześciu partnerów 
projektu DANCE HIGHWAYS celem jest znalezienie odpowiedzi na pytania o przyszłość sztuki tańca w kontekście kryzysu wywołanego przez pandemię zarówno 
dla sektora choreograficznego, jak i dla wrażliwych grup społeczności, poprzez szereg narzędzi, jakie dają praktyki tańca współczesnego. Gospodarzem spotkania 
w Warszawie jest Fundacja Rozwoju Teatru ‘NOWA FALA’ i działający pod jej skrzydłami  kolektyw HOTELOKO movement makers. Edycja warsztatów w 
Warszawie będzie prowadzona przez Agatę Życzkowską, Mirka Woźniaka i Klarę Szelę. 

Istotnym punktem programu festiwalu jest także prezentacja prac zrealizowanych przez młodych artystów i artystki, a także młodzież, jako część koncepcji 
rozwoju młodej widowni tańca. W ramach tej idei zostaną zaprezentowane etiudy choreograficzne „HUMAN DILEMMAS” w wykonaniu Marii Salwińskiej i 
Zuzanny Strugacz i „Cutthroat” w wykonaniu Kariny Szutko oraz spektakl „W drodze - On the Way” zespołu jazz modern - New Folk, który na co dzień pracuje 
w Pałacu Młodzieży w Warszawie. Dopełnieniem programu będą także panele dyskusyjne, filmy i spotkania po spektaklach. 

Festiwal U:NEW to efekt fali nowego spojrzenia na sztukę tańca eksperymentalnego i performansu w Polsce i w Europie. U:NEW to przepływ akcji, które 
dotykają naszej rzeczywistości i tożsamości. To zbiór obrazów, które prezentują tę zmianę. To próba zrozumienia szybkości rozwijających się technologii i 
znalezienia swojego miejsca w tej nowej przestrzeni. To absurdalne, komiczne i autentyczne działania łączące jednostki poszukujące. To szczere wyznania i 
postulaty artystyczne. To interaktywny obraz małych i dużych miast. To dialog i głos w dyskusji na temat przyszłości Europy. 

NOWY FESTIWAL - U:NEW 
ZWRACA UWAGĘ NA EKOLOGIĘ

N A S Z  P A T R O N A T
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Urban New Eco Wave
Use New Edu Wave
Unite New Euro Wave
Under New Earth Wave
Unique New Envisage Wave
UDance New Essence Wave

Wybierz własny U:NEW.

Kuratorka i dyrektorka festiwalu: Agata Życzkowska
Koordynatorka festiwalu: Adriana Liwara
Kierownik techniczny festiwalu: Bartłomiej Mamajek

PROGRAM
10.12.2021 / GODZ. 19:00 / CPK 
OTWARCIE FESTIWALU:
“Inflating” / Klara Szela / Polska
„HUMAN DILEMMAS” / Maria Salwińska, Zuzanna Strugacz / Polska 
“Axiom of Choice” / HOTELOKO movement makers / Polska
Wieczór będzie także dostępny online: https://www.facebook.com/cpkpp
11.12.2021 / GODZ. 19:00 / Instytut Teatralny im. Z. Raszewskiego
Spektakle i etiudy choreograficzne:
“Cutthroat” / Karina Szutko / Polska
“RESET” / Igor Calonge Martinez / Hiszpania-Kraj Basków
„Y’a des choses ou avoir envie de dire des choses” / Léa Leclerc / Francja
Film: 
„WoDA: Waterfall of Dance/Democratic/Dialog Actions” / Agata 
Życzkowska / Polska

11.12.2021 / GODZ. 21:00 / Teatr BAZA
“When Boys Cry” / Thomas of Norway / Norwegia 

12.12.2021 / GODZ. 19:00 / CPK 
“W drodze – On the Way” / New Folk / Polska 
„Apollo e Dafne” / ZAPPULLA DANZA movimento naturale / Włochy 
Wieczór będzie także dostępny online: https://www.facebook.com/cpkpp

13.12.2021 / GODZ. 19:00 / Instytut Teatralny 
im. Z. Raszewskiego
Filmy wideo:
„Unframed” / Wojciech Mochniej, Iris Heitzinger, 
reż. Paweł Zawadzki / Polska 
„Escape Room” / Barbara Bujakowska, Karol 
Miękina, reż. Anna Bajjou / Polska 
„bobleplastbarna” / Silje Solheim Johnsen / 
Norwegia 
Spektakl: „Urban Fallow-Barbecho Urbano” / cia. 
Natxo Montero_danza / Hiszpania-Kraj Basków

14.12.2021 / GODZ. 18:00 / CPK 
18:00 BAUHAUS 100 LAT PÓŹNIEJ – wykład: 
Jadwiga Majewska
19:00 spektakl “Das Lackballett – the Lacquer 
Ballet (Warsaw version)” /  Theater der Klänge / 
Niemcy - spektakl będzie także dostępny online: 
https://www.facebook.com/cpkpp
20:00 spotkanie artystów z publicznością–
prowadzenie: Jadwiga Majewska

15.12.2021 / GODZ. 19:00 / CPK
„well come” / Klara Szela / Milena Suska / Polska
„Choreographic Study About the End of Things” / 
Maria Ibarretxe / Hiszpania-Kraj Basków 
„Playlist” / Pedro Pauwels / Francja 
Wieczór będzie także dostępny online: https://
www.facebook.com/cpkpp

Warsztaty “DANCE HIGHWAYS”: 13, 14, 
15.12.2021 / 9:00-13:00 / CPK
Wstęp wolny - liczba miejsc ograniczona.
Zapisy: biuro@fundacjarozwojuteatru.pl
Informacje: http://fundacjarozwojuteatru.pl/pl/
warsztaty-dance-highways/

Organizator festiwalu: Fundacja Rozwoju Teatru ‘NOWA FALA ‘ - 
HOTELOKO movement makers
Współorganizator: Centrum Promocji Kultury Praga Południe
Projekt współfinansuje Fundacja Współpracy Polsko-Niemieckiej, 
Komisja Europejska w programie Erasmus+, Instytut Cervantesa w 
Warszawie

Partnerzy: Instytut Teatralny im. Z. Raszewskiego, Teatr BAZA, La 
Galerie Chorégraphique/Carcassonne, La Fundición - Asociación 
Puertas Abiertas/Bilbao, L’ESPACE ASDC/Palermo, Davvi – Centre for 
Performing Arts/Norway, Theater der Klänge/Germany, Etxepare Basque 
Institute, Bodo 2024 European Capital of Culture, La Région Occitanie, 
Ville de Montauban, Tarn-et-Garronne-le département fr, Préfet de la 
région Occitanie, Ministry of Culture and Science of the State of North 
Rhine-Westphalia

Patronat honorowy: Instytut Włoski w Warszawie

Patronat medialny: TVP Kultura, portal taniecPOLSKA.pl, miesięcznik 
TEATR, portal e-teatr, portal teatralny.pl, kwartalnik TANIEC, portal 
Teatr dla Wszystkich, portal warszawa.ngo.pl, Notes Na 6 Tygodni NN6T

Wolontariat: Jeśli chcesz wziąć udział w wolontariacie skontaktuj się z 
nami: biuro@fundacjarozwojuteatru.pl

Wydarzenie na Facebook: https://www.facebook.com/
events/1083655165741198
Więcej informacji: http://fundacjarozwojuteatru.pl/pl/international-
movement-festival-unew/
English: http://fundacjarozwojuteatru.pl/en/international-movement-
festival-unew/
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19 PAŹDZIERNIKA 
MIĘDZYNARODOWY 

DZIEŃ BALETU
Kiedy tancerz tańczy, ziemia pod nim jest święta
– mówiła Martha Graham, amerykańska tancerka,  jedna z najważniejszych postaci wśród prekursorów współczesnego tańca.

Ciało – najdoskonalszy i najpiękniejszy instrument, jaki wymyśliła natura. Wyraża wzruszenie, 

gniew, smutek, radość, wszelkie emocje, jakie tylko nosi w nim człowiek. Wyrażamy je 

codziennie swoją „mową ciała”, ale najdoskonalej potrafią je przekazać tancerze. Drobnym gestem  

i wielkim aktem tworzenia… Dzielą się podczas swoich spektakli wspaniałym uniesieniem, tańcem, choć ciało mają udręczone 

bólem i codziennymi wielogodzinnymi zmaganiami z oporem materii. Dla tancerza praktycznie nie ma bariery. Ta materia,  

w której zaklęte są przeżycia, ciało, które chce wyrazić 

wszystko, co widz chce zobaczyć. Poruszyć widownię, 

wywołać wstrząs, doznania estetyczne… 

Ciało jest piękne i wielomówne. Ruch jest piękny  

i wielomówny. Taniec to sposób na wyrażanie siebie, 

ludzka, fenomenalna kompozycja. Wystarczy się zapatrzyć, 

wsłuchać, chłonąć. Bo „kiedy tancerz tańczy, ziemia pod nim 

jest święta”…

Z okazji Międzynarodowego Dnia Baletu życzę wszystkim 

tancerzom i choreografom, by ciało zawsze mówiło wyraźnie, 

dobitnie, pięknie i docierało do najgłębszych pokładów 

wrażliwości widza. 

Jacek Jekiel
dyrektor Opery na Zamku w Szczecinie, 

wiceprezes Stowarzyszenia Dyrektorów Teatrów

Zdj. Tancerze Opery na Zamku w Szczecinie, fot. Piotr Gamdzyk ©Opera na Zamku
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Krzysztof Hliniak – doktorant w Katedrze Porównawczych Studiów Cywilizacji Uniwersytetu Jagiellońskiego, absolwent Historii i Podyplomowych Studiów z Zarządzania 
Kulturą tej uczelni, Podyplomowych Studiów Teorii Tańca na Uniwersytecie Muzycznym Fryderyka Chopina i Instruktorskiego Kursu Kwalifikacyjnego z tańca współczesnego, 
nauczyciel dyplomowany. Od roku 2018 uczestniczy w pracach zespołu badawczego zajmującego się badaniem historii i tworzeniem słownika biograficznego tańca w 
Krakowie i regionie w okresie 1918–2018. Autor publikacji w „Studia Choreologica”, kwartalniku „Taniec” i portalu taniecPOLSKA.pl oraz twórca projektów propagujących 
taniec, w tym Festiwalu Sentir Flamenco, Podgórskiego Święta Muzyki i Tańca, „Etnicznych Piątków”. W zakresie zainteresowań badawczych zajmuje się tańcami polskimi, 
etnicznymi, flamenco, problematyką tożsamości i dziedzictwa tanecznego. Członek Polskiego Forum Choreologicznego (obecnie członek zarządu) i Stowarzyszenia Forum 
Tańca.

Marianna Jasionowska - redaktor naczelna. Doktor nauk społecznych, absolwentka Wydziału Pedagogicznego Uniwersytetu Warszawskiego oraz Podyplomowych Studiów 
Teorii Tańca Uniwersytetu Muzycznego Fryderyka Chopina w Warszawie. Pracowała na Uniwersytecie Muzycznym Fryderyka Chopina, obecnie współpracuje z Instytutem 
Sztuki PAN. Jej zainteresowania badawcze obejmują historię tańca, historię nauczania i edukacji tanecznej, współczesne wychowanie przez taniec.

Ewa Kretkowska - magister filologii polskiej, absolwentka Wydziału Polonistyki Uniwersytetu Warszawskiego. Ukończyła studia podyplomowe z zakresu historii 
sztuki w Collegium Civitas oraz Podyplomowe Studia Teorii Tańca na Uniwersytecie Muzycznym im. Fryderyka Chopina w Warszawie. Autorka publikacji w książkach 
pokonferencyjnych (m. in. “Wokół Freuda i Lacana. Interpretacje psychoanalityczne”, Warszawa 2009; “Spojrzenie - spektakl - wstyd”, Warszawa 2011). Członkini Polskiego 
Forum Choreologicznego. Nauczycielka 21 Społecznego Liceum Ogólnokształcącego im. Jerzego Grotowskiego w Warszawie.

Edgar Lewandowski - tancerz, choreograf, nauczyciel tańca barokowego i gestu scenicznego, tłumacz librett operowych. Założyciel i lider zespołu Varsavia Galante. 
Specjalizuje się w rekonstrukcji choreografii XVII i XVIII wieku, utrwalonych w notacji Beauchamps-Feuillet. W swojej pracy choreograficznej eksploruje możliwości 
indywidualnej ekspresji historycznego stylu tańca, odważnie łącząc go z elementami współczesnej rzeczywistości, takimi jak codzienny ubiór czy muzyka popularna. Jest 
laureatem stypendium szwedzkiej Vadstena-Akademien. Taniec barokowy prezentował m.in. w Szwecji, Austrii, Niemczech i we Włoszech. Współpracował m.in. z Teatrem 
Wielkim-Operą Narodową, Polską Operą Królewską, Wydziałem Tańca Uniwersytetu Muzycznego Fryderyka Chopina w Warszawie oraz z wieloma festiwalami muzyki 
dawnej w kraju i za granicą

Dorota Mitka - absolwentka filologii polskiej na Uniwersytecie Śląskim oraz podyplomowych studiów edytorskich na Uniwersytecie Jagiellońskim. Współpracuje m.in. z 
Kwartalnikiem Taniec oraz Wydawnictwem Ze Słownikiem, zajmuje się korektą i redakcją językową, pisze krótkie teksty użytkowe. W pracy zawodowej łączy znajomość 
zasad poprawnej polszczyzny z nowymi technologiami opartymi o działanie sztucznej inteligencji. Jej główne zainteresowania skupiają się przede wszystkim wokół teatru 
oraz literatury.

Marta Mück - tancerka, nauczyciel tańca, doktorantka w Instytucie Filozofii i Socjologii Uniwersytetu Pedagogicznego w Krakowie. Absolwentka Podyplomowych Studiów 
Teorii Tańca na Uniwersytecie Muzycznym Fryderyka Chopina w Warszawie. Z wyróżnieniem ukończyła Międzynarodową Szkołę Tańca Współczesnego IWANSON w 
Monachium. Tańczyła nie tylko na polskich scenach, ale również w Finlandii, Danii oraz Niemczech, obecnie związana z krakowskim zespołem Art Dance Company.

Elżbieta Pastecka - artystka teatru pantomimy, inscenizatorka teatru ruchu, pedagog i wykładowca pantomimy, krytyk tańca. Wykładała m.in. w Akademii Teatralnej w 
Warszawie, Państwowej Szkole Sztuki Cyrkowej, Studium Animatorów Kultury w Ciechanowie i in. Prowadzi liczne warsztaty i seminaria z dziedziny pantomimy i sztuki 
cyrkowej na terenie całej Polski. Inicjatorka i kierownik artystyczny “Międzynarodowego Dnia Pantomimy” (1998–2004) prezentującego artystów z Polski i zagranicy. 
Autorka artykułów i esejów z dziedziny tańca, pantomimy i sztuki cyrkowej (m.in. wydawany przez Teatr Wielki w Warszawie w latach 1984-92 „Taniec”, “Scena” i inne). 
Wielokrotna stypendystka The British Council oraz Ministerstw Spraw Zagranicznych Holandii, Francji i Norwegii.

Marta Seredyńska – doktorantka na wydziale Nauk Politycznych i Studiów Międzynarodowych UW, absolwentka Wiedzy o teatrze  oraz Mediów Interaktywnych i Widowisk 
Uniwersytetu im. Adama Mickiewicza w Poznaniu. Jej teksty znaleźć można w Internetowym Magazynie „Teatralia”, „Didaskaliach” oraz na portalu TaniecPOLSKA.pl. 
Współpracowała z różnymi instytucjami, między innymi  Teatrem Polskim w Poznaniu, Malta Festival, Art Stations Foundation – programem Stary Browar Nowy Taniec, 
Międzynarodowym  Festiwalem Tańca Współczesnego KRoki, a także z artystami: Mikołajem Mikołajczykiem i Maciejem Kuźmińskim.

Justyna Stanisławska - Absolwentka Wiedzy o Teatrze warszawskiej Akademii Teatralnej im. A. Zelwerowicza. Pracę w teatrze rozpoczęła w 1996 r. jako asystentka produkcji 
The Globe Theatre Group przy realizacji spektakli Art (J. Reza), Place with the Pigs (A. Fugard), Edmund Kean (R. FitzSimons), Teechers (J. Godber) i Someone Who’ll 
Watch Over Me (F.McGuinness). Równolegle współtworzyła młodzieżowy teatr ruchu TeArt Opty w Starej Prochowni. W 2000 r. rozpoczęła współpracę z warszawskim 
Teatrem Go jako aktorka i pedagog. W 2004 r. pracowała w Harrogate Theatre (UK) przy realizacji spektakli Ghosts (H.Ibsen) i Mother Goose. Interesuje się teatrem lalek, 
teatrem tańca oraz sztukami wizualnymi. Jako recenzentka i teatrolog współpracuje z kwartalnikiem Scena, Taniec, Nietak!t oraz portalem taniecpolska.pl i Centrum Sztuki 
Tańca. Prowadzi własny blog taniecsubiektywnie.pl.

Małgorzata Skusa -  nauczyciel języka angielskiego z wieloletnim doświadczeniem; z tańcem związana od 2005 roku jako uczestniczka regularnych zajęć z tańca 
współczesnego (Grupa Warsztatowa Tańca Współczesnego WOAK w Toruniu, obecnie teatr ruchu „Soma”).  W 2011 ukończyła Instruktorski Kurs Kwalifikacyjny z dziedziny 
tańca współczesnego w Bydgoszczy pod patronatem Ministerstwa Kultury i Dziedzictwa Narodowego oraz Narodowego Centrum Kultury. W 2013 roku ukończyła studia 
podyplomowe  w zakresie Teorii Tańca na Uniwersytecie Muzycznym Fryderyka Chopina w Warszawie.

Julia Wójcicka - studentka Kultury i Praktyki Tekstu na Wydziale Filologicznym Uniwersytetu Wrocławskiego. Od dziecka zajmuje się tańcem towarzyskim, będąc do 
teraz czynną zawodniczką tej dyscypliny. Od 2018 spełnia się w roli instruktorki, prowadząc szkoły tańca na Śląsku i we Wrocławiu. Ma na celu propagowanie tańca wśród 
przedstawicieli każdej grupy wiekowej - od przedszkolaków po seniorów - zarówno we współzawodnictwie sportowym, jak i w rekreacji. 
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