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Drodzy Czytelnicy!

Jest mi niezmiernie miło oddać w Wasze ręce kolejny 
numer magazynu Taniec, który z zaangażowaniem 
wydajemy  od 2016 roku kontynuując tradycję jedynego 
czasopisma poświęconego sztuce tańca w Polsce. Tytuł 
ten powstał w latach 70. XX wieku z inicjatywy Pawła 
Chynowskiego, wydawany przez Polski Teatr Tańca – 
Balet Poznański, następnie przez Teatr Wielki – Operę 
Narodową (1992-1994), ukazywał się nieregularnie.

Jubileuszowy Taniec, 40 wydanie w numeracji ciągłej,  
a tegoroczny numer 3.2022, to dla nas ogromny powód do 
dumy i radości.

W ciągu siedmiu lat działalności nasze czasopismo 
ewoluuje i zmienia się dzięki pracy naszych autorów, 
redaktorów i wolontariuszy. Dokładamy wszelkich starań, 
by standard publikowanych tekstów był zarówno na 
najwyższym poziomie merytorycznym, jak i graficznym.
	
Naszą pracę docenił Narodowy Instytut Muzyki i Tańca 
obejmując Patronatem wydania TAŃCA 2022, za co 
ogromnie dziękujemy.

Mam nadzieję, że i Wy, nasi Czytelnicy, doceniacie 
Wydawnictwo i z chęcią po nie sięgacie. Zapraszam do 
czytania!

Redaktor Naczelna
Marianna Jasionowska

http://www.irk.org.pl/taniec/
http://WWW.IRK.ORG.PL
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Dior i balet – Agnieszka Narewska-Siejda

Spotkanie z tańcem jazzowym – Alicja Iwańska

Nie takie proste życie baletnicy. Z Anetą Wirą-Ostaszyk  
artystką PBN rozmawia Marta Mück

Zatańczyć koncert. O spektaklu Cullberg The Listeners 
– Justyna Stanisławska 

Mądrość przemijania… czyli oddajmy głos seniorom!  
O premierze „The voice of Seniors” – Marta Mück

O premierze konceptualnego musicalu Guppy 13 w ramach  
II Krakowskiego Festiwalu Tańca – Krzysztof Hliniak 

Kalejdoskop polskiego tańca –  Marta Seredyńska

Molier wszystkich zaprosił do tańca – Krzysztof Hliniak

18. Międzynarodowy Festiwal Tańca Zawirowania – edycja 
sierpniowa 2022 – Justyna Stanisławska
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DIOR I BALET

Christian Dior zaistniał w świecie mody stosunkowo późno, 
ale od razu odniósł spektakularny sukces, zmieniając swoją 
kolekcją New Look oblicze ówczesnej mody. Praktycznie 
od razu po jej premierze w 1947 roku, klientkami Diora 
zostały najsłynniejsze kobiety świata: Marilyn Monroe, 
Grace Kelly, Olivia de Havilland, Jane Russell, Ava 
Gardner, Rita Hayworth, Dominique Blanchar, księżniczka 
Małgorzata (siostra królowej Elżbiety II) i wiele innych. 
Była wśród nich również Margot Fonteyn – brytyjska 
primabalerina assoluta, która zachwycała się kreacjami 
francuskiego projektanta do końca swojego życia. Balerina 
na większości oficjalnych uroczystości pojawiała się  
w ubiorach projektowanych przez niego, a następnie przez 
Yvesa Saint Laurenta1, następcę Diora po jego śmierci,  
a później również właściciela własnego domu mody. 
Uwagę Fonteyn na francuskiego projektanta zwrócił 
Roland Petit. O tym wydarzeniu, a także o swoim uznaniu 

dla Diora tancerka wspomina w swojej autobiografii:
Roland miał mnie zabrać na premierę opery w Théâtre 
des Champs Elysées. Nie bez powodu był trochę 
zaniepokojony, jak się ubiorę na tę okazję. Powiedział: 
„Jest cudowny nowy krawiec, który właśnie zaprezentował 
swoją pierwszą kolekcję. Odniósł sensacyjne powodzenie. 
Nazywa się Christian Dior”. Zaprowadził mnie do Diora, 
gdzie na ten wieczór pożyczyłam fantastyczną sukienkę. 
Wszyscy mi jej gratulowali i nigdy w życiu nie czułam się 
tak elegancka. Dom Diora postanowił wziąć mnie pod 
swoje skrzydła i kupiłam tam jeden z moich pierwszych 
kostiumów w tym sezonie. Model nazywał się Stokrotka. 
Była to linia New Look, z wciętą talią, wąskimi ramionami 
i kloszową spódnicą do łydki (…). Później kupiłam  
u Diora kilka zachwycających sukienek i oczywiście  
u niego zamówiłam moją suknię ślubną2.
W legendarnej już kolekcji New Look dopatrzyć 
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Dom mody Christiana Diora już od ponad siedemdziesięciu lat zajmuje niekwestionowane 
miejsce wśród liderów światowej haute couture. Poza sprzedażą luksusowej odzieży, 
galanterii i perfum sam Dior angażował się również w projektowanie ubiorów dla słynnych 
balerin, a nawet w tworzenie kostiumów baletowych. Choć od śmierci francuskiego 
projektanta mija już sześćdziesiąt pięć lat, związki marki Dior ze sztuką baletową wciąż 
są żywe.
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się można wyraźnych inspiracji sztuką baletową,  
a konkretnie krojem paczek romantycznych. Modna stała 
się wąska talia i szeroka spódnica, na którą nie żałowano 
materiału, o długości do połowy łydki, a także wymyślne 
zdobienia, pojawiające się wówczas tylko na teatralnych 
scenach. Ten przepych, splendor i strojność powstały  
w kontrapunkcie do trendów w ubiorze w czasach wojny, 
kiedy oszczędzano tkaniny, czego wyrazem był m.in. styl 
ubierania ówczesnej młodzieży francuskiej, tworzącej 
subkulturę zazou. Kolekcja New Look, nawiązująca  
do najlepszych tradycji luksusowego krawiectwa we 
Francji, od razu stała się znana i rozsławiła nazwisko jej 
twórcy na całym świecie. Ponadto Dior, który przywiązywał 
dużą uwagę do modelek, prezentujących jego suknie, 
wymagał od nich specjalnego, pełnego wdzięku sposobu 
pozowania i poruszania się. Aby to osiągnąć, jego 
modelki pobierały podobno lekcje tańca klasycznego3, 
co sprawiało, że pokaz kolekcji francuskiego projektanta 
nierzadko budził skojarzenia ze swoistym spektaklem 
baletowym. Można przypuszczać również, że niektóre  
z jego kreacji powstawały w wyniku inspiracji słynnymi 
tancerkami baletowymi. Za przykład posłużyć może 
suknia wieczorowa Cygne Noir z jego jesienno-zimowej 
kolekcji w sezonie 1949/1950, która zaprojektowana 
została ponoć pod wpływem talentu Fonteyn4. Jedną z jej 
popisowych ról była właśnie główna partia Odetty/Odylii 
– białego i czarnego łabędzia w Jeziorze łabędzim. 
Ulubioną tancerką Diora, będącą zarazem jego ideałem 
kobiety, była natomiast francuska balerina Renée Jeanmaire, 
znana jako „Zizi” Jeanmaire. Jedna z jej najsłynniejszych 
ról to Carmen w choreografii Rolanda Petita (a prywatnie 

męża artystki), którą podbiła serce projektanta. Jeanmaire 
była charyzmatyczną, szczupłą, krótko ściętą brunetką, o 
figlarnym, wesołym usposobieniu. Jak pisze Marie-France 
Pochna, autorka fascynującej biografii słynnego krawca, 
Dior:
(…) w wywiadzie dla amerykańskiej prasy powiedział: 
„Mój typ kobiety to drobna brunetka”. Dior dosłownie 
oszalał na punkcie chłopięcego, łobuzerskiego stylu Zizi 
Jeanmaire. Do tego stopnia, że kiedy zaprzyjaźnił się z 
nią i jej przyjacielem Rolandem Petitem, wyznał pewnego 
dnia zupełnie szczerze: „Gdybym miał się ożenić z jakąś 
kobietą, byłaby to właśnie ona”5.
Christian Dior od najmłodszych lat był wrażliwy na sztukę, 
a jako młodzieniec obracał się w kręgach ówczesnej 
awangardy francuskiej. Do jego znajomych należeli m.in. 
Jean Cocteau (autor celnego spostrzeżenia, iż nazwisko 
projektanta łączy w sobie dwa wymowne słowa: „bóg” – 
Dieu oraz „złoto” – or), Christian Bérard, Henri Sauguet, czy 
Max Jacob. Dior z zainteresowaniem śledził nowatorskie 
przemiany w muzyce, malarstwie, poezji, fascynował 
się również Baletami Rosyjskimi Siergieja Diagilewa. 
Pochna zauważa: „Taniec prześladował Christiana 
Diora od dzieciństwa i rozpalał jego wyobraźnię”6. Być 
może właśnie dlatego próbował on czasem swych sił 
jako współtwórca spektaklu baletowego. Nazwisko 
francuskiego projektanta znalazło się po raz pierwszy na 
teatralnym afiszu 12 listopada 1947 roku. Wydarzenie  
to jest o tyle interesujące, że Dior nie ograniczył się tu tylko 
do zaprojektowania kostiumów. Historię tę przypomina 
Pochna:
W tym dniu w Théâtre des Champs Elysées odbywała się 
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próba generalna baletu Treize Danses Rolanda Petita 
i Borisa Kochno. Dior sygnował nie tylko kostiumy 
dla młodziutkiej Leslie Caron, ale także muzykę. (…)  
W programie znalazła się więc aranżacja Diora dokonana 
na podstawie kompozycji André Grétry’ego z XVIII wieku. 
Także według pomysłu Bérarda Dior zaprojektował 
dekoracje: białe tło, od którego odcinały się kolorowe 
światła7.
Warto dodać, że kostiumy do tego baletu wykonała, 
według projektu Diora i pod jego kierunkiem, Barbara 
Karinska, jedna z najwybitniejszych kostiumografek 
teatralnych i filmowych XX wieku, znana szczególnie 
ze swojej współpracy z Georgem Balanchinem. Chociaż 
spektakl Treize Danses odniósł sukces, Dior był daleki 
do odczuwania jeśli nie radości, to chociażby satysfakcji. 
Pochna relacjonuje:
Koniec owacji oznaczał dla Diora koniec koszmaru. 
Spędził okropny wieczór za kulisami. Kostiumy, wykonane 
pod jego okiem przez madame Karinską, popękały przy 
pierwszych ruchach tancerek i trzeba je było pospiesznie 

zszywać pomiędzy jednym a drugim wyjściem na scenę. 
Dzięki Bogu, publiczność niczego nie zauważyła. Ale Dior 
jeszcze długo wspominał te katusze i już nigdy więcej 
nie chciał przez to przechodzić. Z drugiej strony był 
zachwycony, widząc swoje projekty na scenie8.
To pewnie dlatego dał się jeszcze parokrotnie namówić 
na tworzenie kostiumów zarówno teatralnych, jak  
i filmowych. Wymienić tu można następujące tytuły: 
Le Lit à colonnes (reż. R. Tual, 1942), Lettres d’amour 
(reż. C. Autant-Lara, 1942), Milczenie jest złotem (reż. R. 
Clair, 1947), Pour une nuit d’amour (reż. E. T. Gréville, 
1947) oraz La Valse de Paris (reż. M. Achard, 1950). Dior 
podejmował się również pracy przy produkcjach kinowych. 
Jako projektant kostiumów współpracował m.in. przy 
Nie ma autostrad w chmurach (reż. H. Koster, 1951).  
Jego stałą klientką noszącą ubrania marki Dior nie tylko  
w życiu prywatnym, lecz również na planie filmowym, 
była Marlena Dietrich, która ponoć zgodziła się wystąpić 
w filmie Trema Alfreda Hitchcocka w 1950 roku, tylko 
pod warunkiem, że to właśnie francuski projektant stworzy 

S Z T U K A

Buenos Aires - Eva Perón de gala en fundación del Teatro Colón, General Archive of 
the Nation
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dla niej kostiumy. Mimo licznych dowodów uznania (Dior 
był m.in. nominowany do Oscara w kategorii najlepsze 
kostiumy w Stacji końcowej w reżyserii Vittoria De Sici z 
1953 roku), trzeba zaznaczyć, że wszystkich tych zleceń 
podejmował się zazwyczaj niechętnie i bez entuzjazmu, 
ponieważ przedkładał jakość i precyzję wykonania nad 
finalny efekt. Tworząc na potrzeby teatru czy kina, nie 
miał tak komfortowych warunków pracy i odpowiedniej 
ilości czasu, do jakich był przyzwyczajony, przygotowując 
swoje kolekcje, a brak możliwości perfekcyjnego 
wykończenia swoich projektów, doprowadzał  
go do rozstroju nerwowego. W swojej autobiografii Dior  
i ja słynny projektant pisze wprost, iż tego typu działalność 
nigdy nie sprawiała mu przyjemności: „Panujący za 
kulisami bezład wymaga improwizacji, przyjęcia zasady 
«mniej więcej» i poświęcenia efektu, co nie jest zgodne  
z moim temperamentem i pojmowaniem odpowiedzialności 
za pracę”9. 
Na szczęście, mimo niechęci samego Diora, jego dom 
mody, nawet długo po śmierci słynnego projektanta, 
pozostał otwarty na sztukę baletową i tworzył kostiumy 
do różnych spektakli. W 2019 roku Maria Grazia Chiuri, 
dyrektorka kreatywna Diora, współpracowała z Eleonorą 
Abbagnato, primabaleriną Baletu Opery Paryskiej, pełniącą 
jednocześnie funkcję dyrektorki Baletu Opery Rzymskiej, 

nad baletem poświęconym słynnemu amerykańskiemu 
kompozytorowi Philipowi Glassowi. Przyjął on postać 
tryptyku i został zatytułowany Philip Glass Evening. 
Składał się z następujących części: Hearts and Arrows 
w choreografii Benjamina Millepieda, Glass Pieces 
Jeromego Robbinsa oraz Nuit Blanche autorstwa młodego 
francuskiego tancerza i choreografa Sébastiena Bertauda. 
To właśnie do ostatniej z nich szesnaście kostiumów dla 
tancerzy zaprojektowała Chiuri. Nad wykonaniem jej 
projektów pracowało osiem osób, a przygotowanie strojów 
pochłonęło 400 metrów tiulu i 1500 ręcznie robionych 
kwiatów, wszytych pomiędzy warstwy tkanin10. Miało to 
symbolizować sprasowane, zasuszone kwiaty, wsuwane 
na pamiątkę między kartki książek, co z kolei stanowi 
ukłon w stronę Christiana Diora – wielbiciela roślin, 
miłośnika ogrodów11, a także nawiązywać do jego słynnej 
wieczorowej sukni Miss Dior. Kreacja ta wchodziła w skład 
kolekcji wiosenno-letniej w 1949 roku i przypominała 
ukwieconą łąkę – cała obszyta była kwiatami. 
Kostiumy Chiuri były nie tylko piękne i pieczołowicie 
wykonane, lecz – co najważniejsze dla tancerzy – praktyczne 
i wygodne do tańca. Chiuri, podobnie jak Dior, znajduje 
w tańcu źródło inspiracji. Projektantka wyjaśnia: „Taniec 
we wszystkich swoich formach i odmianach jest dla mnie 
bardzo ważnym punktem odniesienia. Fascynuje mnie  

zdj. Kolaż kreacji Diora na wystawie w Londynie, 2019, Fot. C M.
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i inspiruje ponieważ przyznaje ciału i jego możliwościom 
centralną rolę”12. Dowodem na to był nie tylko spektakl 
Nuit Blanche, lecz również wiosenno-letnia kolekcja 
Chiuri z 2019 roku inspirowana sztuką tańca, w tym m.in. 
twórczością pionierek tańca współczesnego: Isadory 
Duncan, Loïe Fuller, Ruth St. Denis, a także Marthy 
Graham i Piny Bausch. Cechowały ją zwiewne, często 
tiulowe kreacje, utrzymane w barwach cielistych. By 
nadać swemu pokazowi odpowiedni klimat, projektantka 
zaprosiła do współpracy Sharon Eyal, która była autorką 
choreografii, dzięki czemu prezentacja ubiorów marki 
Dior przypominała spektakl taneczny.
Moda i balet od wieków pozostają w bliskich relacjach, 
wzajemnie się inspirując. Efekty ich oddziaływania 
widoczne są zarówno na wybiegach, jak i na teatralnych 
scenach. Czołowi projektanci mody – w tym ci z domu 
Christiana Diora – swoimi pracami udowadniają,  
że inspiracje te są wciąż żywe i niewyczerpane, ponieważ 
u ich źródła leży fascynacja ciałem człowieka, które w 
żadnej innej dziedzinie nie realizuje się w takiej pełni  
i harmonii jak w sztuce tańca.

Agnieszka Narewska-Siejda

Przypisy

1	  Zob. R. Harden, Margot Fonteyn and Fashion Designe-
rs in the 1940s, „Costume”, vol. 44, 2010, s. 96.

2	  M.Fonteyn, Autobiografia, Wydawnictwo Artystyczne 
i Filmowe, Warszawa 1984, s. 151–152. 

3	  Zob. P. Mears, From Sylph to Swan: The Tutu and Fa-
shion, w: Dance and Fashion, ed. Valerie Steele, Yale Univer-
sity Press, New Haven, London 2013, s. 128.

4	  Zob. tamże, s. 132–133.

5	  M.-F. Pochna, Christian Dior, Wydawnictwo Bukowy 
Las, Wrocław 2013, s. 179.

6	  Tamże.

7	  Tamże, s. 169.

8	  Tamże, s. 170.

9	  Ch. Dior, Dior i ja. Autobiografia, Wydawnictwo Dol-
nośląskie Publicat, Poznań, Wrocław 2014, s. 206.

10	  Zob. L. Hawkins, Dior designs costumes for Philip 
Glass-composed ballet in Rome, online: https://www.wall-
paper.com/fashion/dior-costumes-philip-glass-ballet-rome 
[dostęp: 11.07. 2021]. 

11	  Zob. A. de Klerk, The making of Dior's 'Nuit Blanche' 
ballet costumes. See how Maria Grazia Chiuri's designs 
came to life, online: https://www.harpersbazaar.com/uk/
fashion/fashion-news/a27018223/dior-nuit-blanche-ballet-
-costumes/ [dostęp: 11.07.2021]. 

12	  Cyt. za L. Hawkins, Dior designs costumes…, dz. cyt.

zdj. Paczki romantyczne, Fot. Canva.com
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Spektakle  niezależnej sceny tańca z całej Polski, warsztaty i rozmowy z twórcami 
- przed nami druga odsłona entuzjastycznie przyjętego przez publiczność projektu 
Teatru im. Jana Kochanowskiego! Opolska Scena Tańca vol. 2 odbędzie się w dniach 
15-18 grudnia 2022 roku, a na scenach teatru będzie można zobaczyć: "Bombyx 
Mori" Oli Maciejewskiej, "Cezary idzie na wojnę" Cezarego Tomaszewskiego, "III 
Symfonię" Janusza Orlika oraz "Wycieka ze mnie samo złoto" Renaty Piotrowskiej-
Auffret. Pełen program i bilety już wkrótce na https://teatropole.pl/opolska-scena-tanca/. 
 
Zdj. z pierwszej edycji, materiał prasowy organizatora.

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

OPOLSKA SCENA TAŃCA 
VOL. 2

https://teatropole.pl/opolska-scena-tanca/
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W Y W I A D

NIE TAKIE PROSTE ŻYCIE 
BALETNICY

Pełna pasji i energii, niezwykła optymistka, która odkrywa przed nami świat baletu 

i walczy ze stereotypami - rozmowa z Anetą Wirą-Ostaszyk, artystką Polskiego Baletu 

Narodowego i autorką bloga Simple.Dancer’s life.
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Marta Mück: Nie da się ukryć, że dzięki swojej 
intensywnej działalności w mediach społecznościowych 
jesteś dziś bardzo rozpoznawalną osobą i masz 
sporą rzeszę odbiorców. Chciałabym abyś wróciła 
wspomnieniami do początków swojej działalności  
w sieci - czy pamiętasz pierwsze posty i wpisy, emocje  
jakie temu towarzyszyły, skąd pomysł na zaistnienie  
w internecie?

Aneta Wira-Ostaszyk: Wszystko zaczęło się w 2014 roku, 
mniej więcej w wakacje. Ja generalnie zawsze lubiłam 
pisać, nawet jak byłam jeszcze w szkole baletowej, pisałam 
„do szuflady” analizy dzieła choreograficznego, czy 
recenzje spektakli naszego Polskiego Baletu Narodowego. 
Przez jakiś czas pisałam do gazetki studenckiej. Podobało 
mi się to bardzo, kilka swoich prac wysłałam zresztą 
do portali internetowych, m.in. teatr.pl, eteatr.pl, ale 
nigdy nie otrzymałam odpowiedzi. (śmiech:) W związku  
z tym stwierdziłam, że może założę bloga! Podzieliłam 
się tym z moim mężem, który mimo początkowo 
sceptycznego nastawienia, bardzo mnie wspierał i pomógł 
w założeniu strony internetowej namawiając jednocześnie 
do założenia profilu na Facebooku oraz Instagramie. 
Pewnego wieczora wymyśliłam nazwę i tak się zaczęło…

Marta Mück: No właśnie. A skąd pomysł na 
nazwę bloga, profilu na Facebooku i Instagramie?

Aneta Wira-Ostaszyk: Wiesz… ja lubiłam przeglądać różne 
blogi zwłaszcza modowe, miałam dwadzieścia kilka lat… 
szukałam w internecie różnych inspiracji i szczególnie 
bliski był mi wówczas blog Kasi Tusk - makelifeeasier.
pl. Stwierdziłam, że może powinnam wymyślić coś 
podobnego, nazwę, która byłaby prosta i kojarzyła się  
z daną osobą - i ten pseudonim simpledancerslife właściwie 
od razu przyszedł mi do głowy, czyli po prostu „życie 
zwykłej tancerki”. Potem założyłam stronę internetową. 
Pierwsze posty dotyczyły mojej osoby - przedstawiałam 
się jednocześnie na blogu, Facebooku i  Instagramie. 
Wiadomo, że na początku większość osób, która mnie 
obserwowała i lajkowała posty, to byli moi znajomi  
i osoby z naszego tanecznego środowiska.  A potem zaczęło 
się to jakoś bardzo rozkręcać… W pierwszych miesiącach 
prowadzenia bloga skupiłam się bardzo na pisaniu recenzji 
ze spektakli, potem jednak dotarło do mnie, że być może 
powinnam skupić się bardziej na relacjonowaniu życia 
Tancerki Polskiego Baletu Narodowego… Orientując 
się jako tako w polskiej blogosferze, wiedziałam, że są 
znani blogerzy lifestyle’owi, modowi, kulinarni, ale 

nie doszukałam się żadnej treści, która przedstawiałaby 
życie tancerki baletowej, a myślę, że miłośników baletu,  
na pewno to interesuje. W pewnym momencie zboczyłam 
z kursu, który pierwotnie obrałam i skupiłam się tylko 
na tym, jak wygląda życie baletnicy - jak wygląda mój 
dzień, jaki jest system pracy tancerza, co robię w wolnym 
czasie, jak moja praca przekłada się na życie osobiste itd. 
Pomysłów na posty miałam bardzo dużo i zauważyłam, 
że przyciągają one coraz większą społeczność. 
Następnie zaczęłam swoją działalność w sieci poszerzać 
o ćwiczenia wspomagające dla ludzi, którzy ćwiczą 
balet hobbystycznie. To spowodowało, że liczba moich 
odbiorców znów zaczęła rosnąć, no i tak to trwa cały czas… 

Marta Mück: Zaczęło się spontanicznie, tak jak 
wspomniałaś, od kilku niewinnych postów i  kilku 
obserwujących znajomych - obecnie masz już ponad 
21 100 osób obserwujących Twój profil na Instagramie. 
Jak się z tym czujesz? 

Aneta Wira-Ostaszyk: Jak ja się z tym czuję…? 
Hmmm…? No wiadomo, że to jest super. Że są ludzie, 
którzy chcą ciebie oglądać, i których interesuje to życie, 
o którym opowiadasz. Mam rzeszę naprawdę takich 
stałych czytelników, którzy piszą do mnie też prywatne 
wiadomości, więc mam z nimi dość personalny kontakt. 
Wiele osób pisze mi, że pomogłam im w spełnianiu marzeń 
z dzieciństwa. Sporo osób w młodym wieku marzy o byciu 
tancerzem, czy tancerką, ale wiadomo, że życie pisze różne 
scenariusze i potem w dorosłym życiu tęsknimy za tym - 
i poniekąd te marzenia można spełnić, można poczuć za 
kulisami tę atmosferę, którą dzielę się na moim profilu. 
Dostaję  bardzo motywujący feedback, który pozwala mi 
uniknąć stagnacji i inspiruje mnie do ciągłego działania.

Marta Mück: W kontekście Twojego instagramowego 
hasła „odkrywam przed wami świat baletu”, na jakich 
treściach chciałabyś się skupić w najbliższej przyszłości? 
Co w szczególności chcesz przekazać swoim odbiorcom?

Aneta Wira-Ostaszyk: W tym nagłówku ja tam mam 
napisane, że „odkrywam przed wami świat baletu”, 
ale bardzo długo miałam taki opis, że łamię baletowe 
stereotypy. W zasadzie na tych baletowych stereotypach 
można oprzeć całą tę działalność, dlatego że (nie boję się 
tego powiedzieć), wszyscy uważają, że tancerki baletowe 
są takie wyniosłe, wredne wręcz i wydaje mi się, że ja 
udowadniam, że wcale tak nie jest. Zwłaszcza w ostatnim 
czasie, kiedy na Instagramie popularność zyskują 
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„rolki”, sprawia mi ogromną przyjemność wstawianie 
treści, nieco sarkastycznych, na temat baletu. Łamanie 
tych stereotypów jest takim punktem zapalnym - to, że 
baletnice nie jedzą, że zaburzenia odżywiania są u nas 
na porządku dziennym, że nie mamy życia osobistego, 
rodzin, dzieci… mówię o tym non stop, ale ciągle pojawia 
się ktoś nowy, kto nie ma ochoty „grzebać” w archiwum  
Instagrama i te pytania są ciągle zadawane na nowo…

Marta Mück: Mam wrażenie, że to, czym się  
z nami dzielisz w powyższej wypowiedzi, ale również  
w mediach społecznościowych - łamanie schematów 
i walka z tabu wymaga odwagi, trochę też poczucia 
humoru, a nawet dystansu do siebie i tego, co się 
robi… Czy spotykasz się czasem z popularnym w sieci, 
potocznie mówiąc, hejtem? Jak sobie z nim radzisz?

Aneta Wira-Ostaszyk: Na szczęście nie. Wiadomo, że 
zdarzają się różne mniej lub bardziej miłe komentarze 
- jeden zwłaszcza utknął mi w pamięci - pod jednym 
z moich trzech artykułów (na blogu) na temat diety 
tancerza, pojawił się komentarz „sama skóra i kości, co 
Ty możesz wiedzieć o kobiecości, jak Ty wyglądasz na 
scenie, to jest okropne, itd.. Ps. W sumie to nigdy Ciebie 
nie widziałem na scenie, ale takie są moje odczucia”. Czyli 

taki typowo polski komentarz (że tak powiem nieładnie), 
„nie znam się, ale się wypowiem”. I to był taki dość 
przykry komentarz - nikt nie chce czytać o sobie takich 
rzeczy… Ten temat dotyczący budowy ciała, figury, bycia 
szczupłym, diety itd. wraca jak bumerang zawsze i ja 
zawsze odpowiadam, że ja nic z tym nie zrobię, wyglądam 
jak wyglądam i workiem się przecież nie zakryję. (śmiech) 
Temat jest bardzo trudny i faktycznie zdarzył mi się taki 
przykry komentarz, ale generalnie udaje mi się unikać 
tego pospolitego hejtu. Chociaż zdaję sobie sprawę, że 
jest to tzw. ryzyko zawodowe - skoro już zdecydowałam 
się na obecność w sieci, to muszę się z tym liczyć.

Marta Mück: A stereotyp, z którym walczysz 
najgorliwiej, to …?

Aneta Wira-Ostaszyk: Na pewno właśnie odżywianie 
się. Zawsze jak ktoś nowy pojawi się na moim profilu, to 
spotykam się z pytaniem o dietę, jaką stosuję. Odpowiedź 
brzmi, że nie stosuję żadnej. Staram się edukować  
w tym obszarze, po to też jest ten blog, również w celach 
edukacyjnych. Balet to nie jest bieganie w koło i skakanie 
po łące, tylko to są bardzo ciężkie, fizyczne ćwiczenia  
i naprawdę bardzo mało osób zdaje sobie z tego sprawę. 
Nawet widzowie, którzy idą do teatru na spektakle 
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(nieważne czy klasyczne, czy współczesne), oni widzą 
efekt końcowy, a zamierzeniem, dla przykładu, tańca 
klasycznego jest to, aby ten efekt był lekki, taka jest 
estetyka baletu, ma on być lekki i przyjemny w odbiorze. 
Natomiast aby tę lekkość uzyskać, wymaga to wielu 
lat bardzo ciężkiej, fizycznej pracy. Godziny spędzone 
na lekcji tańca klasycznego, to jak godziny spędzone 
na siłowni. Im wcześniej to zrozumiemy (osoby, które 
pretendują do bycia zawodowym tancerzem, czyli  
np. uczniowie Ogólnokształcących Szkół Baletowych), 
tym łatwiej będzie nam się oswoić z tym, że to się nigdy 
nie kończy, że ten wysiłek fizyczny towarzyszy nam do 
końca naszej kariery scenicznej. Natomiast widz nie ma tej 
świadomości, przychodzi do teatru, ogląda spektakl, często 
po swojej pracy (aby się zrelaksować) i nie interesuje go, 
że dla tancerza jest to ogromny wysiłek. Widz nie ma tej 
świadomości, a tak po prostu jest. Niektóre choreografie 
są tak wymagające, tak trudne, że stanowią morderczy 
wysiłek dla tancerzy i - do czego zmierzam - to wszystko, 
ten ogromny wysiłek powoduje, że my tak naprawdę mamy 
zawsze deficyt kaloryczny. To, co zjemy, zazwyczaj od razu 
spalamy na sali baletowej, czy później na scenie, w czasie 
spektaklu. Ja na przykład mam takie poczucie związane  
z moim metabolizmem i z psychiką, że jak mam stresujący 

spektakl za dzień lub dwa, to nie jestem w stanie dużo 
jeść. Wydaje mi się jednak, że to nie jest zależne od tego,  
że jestem tancerką, tylko po prostu jestem takim 
człowiekiem i takie mam swoje  uwarunkowania. 
Spotykamy przecież ludzi, którzy ze stresu 
nie jedzą i spotykamy ludzi, którzy ze stresu 
jedzą i to nieważne, czy są tancerzami,  
czy nie. Natomiast temat odżywiania wywołuje w naszym 
środowisku wiele emocji. Często poruszana jest kwestia 
zaburzeń odżywiania i ja tego nie neguję, nie mówię,  
że tego nie ma, ale jeżeli spojrzymy na ten problem szerzej, 
to łatwo dostrzec, że w różnych kręgach środowiskowych 
zdarzają się takie problemy. To nie jest prosta zależność - 
jesteś baletnicą, to znaczy, że masz problem z jedzeniem. 
Nie! Jestem po prostu człowiekiem, który ma problem  
z tym, żeby oswoić się z tematem i przez to mam 
zaburzenia związane z odżywianiem. To są uwarunkowania 
ludzkie, a nie baletowe. Ja zawsze tak to tłumaczę  
i dla mnie to jest słuszne wyjście do dalszej dyskusji.

Marta Mück: Twoja działalność w mediach 
społecznościowych jest bardzo szeroka. Nie tylko 
odkrywasz przed nami świat baletu, pokazujesz 
zakulisowe życie tancerki, walczysz ze stereotypowym 
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postrzeganiem baletnicy, również edukujesz w zakresie 
historii i teorii tańca, a także techniki tańca… ale  
z Twoich postów wybrzmiewają też inne zainteresowania, 
jak moda, gotowanie, czy dekoracja wnętrz. Które  
z Twoich licznych hobby sprawia Ci największą frajdę?

Aneta Wira-Ostaszyk: To jest trochę zależne od mojej 
sytuacji życiowej. Jak zmienialiśmy z mężem mieszkanie 
i byłam na etapie urządzania wnętrza, wtedy byłam też 
w ciąży, treści, które pojawiały się na moich profilach, 
trochę odbiegały od tych baletowych… ale rzeczywiście 
dekoracją wnętrz interesuję się od zawsze, to mnie bardzo 
odstresowuje. Jako ciekawostkę mogę powiedzieć,  
że jestem administratorem w jednej z największych grup 
wnętrzarskich na Facebooku i w wolnym czasie podglądam 
jak ludzie urządzają swoje mieszkania. Jeśli chodzi  
o modę, to jest temat który towarzyszy nam codziennie, 
jak mam więcej czasu, to faktycznie wstawiam trochę 
więcej stories o tym, ale zwykle tego czasu nie mam - 
pozostaje to bardziej w sferze mojej głowy. (śmiech) 

Natomiast gotowanie… mój mąż zawsze się śmieje,  
że mam taki zapał do gotowania, a jak przychodzi co do 
czego, to nic z tego gotowania nie wychodzi. W tym sensie, 
że nie mam stałego cyklu, a zawsze chciałam mieć, coś 
w stylu „simpledancerslife gotuje”, żeby pokazać jak się 
odżywiam, ponieważ to też bardzo ludzi interesuje. Ja nie 
jem nie wiadomo jak wyszukanie, niestety nie mam czasu 
na eksperymenty kulinarne, ale czasem jak mi coś wyjdzie 
i potrawa wygląda ładnie, to robię zdjęcie i wstawiam na 
stories. Jeśli chodzi o kwestię edukacji… w ostatnim czasie 
bardzo mocno skupiłam się na organizowaniu warsztatów  
i dużą część Instagrama poświęcam na informowanie  
o nich i na relacjonowaniu ich przebiegu. Ta moja 
działalność instagramowa i facebookowa, w tym kontekście, 
skupia się mocno na tym, żeby oferować ludziom coś 
wyjątkowego - zaczęłam od prostych warsztatów,  
po prostu z tańca klasycznego, z którymi jeździłam po 
Polsce. Ostatnio natomiast, wraz z moją koleżanką, 
również tancerką, która specjalizuje się w stretchingu  
i pilatesie, stworzyłyśmy nasze autorskie warsztaty oparte 

Zdj. screen z IG Simple.Dancer’s life
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na stretchingu, tańcu klasycznym, rolowaniu. Mamy trzy 
różne warianty warsztatów, które cieszą się naprawdę dużą 
popularnością, bo do tej pory było to coś niespotykanego 
i wyjątkowego - to mnie bardzo, bardzo cieszy.

Marta Mück: Jesteś tancerką Polskiego Baletu 
Narodowego, bardzo aktywnie prowadzisz swój 
profil na Instagramie i Facebooku, prowadzisz 
autorskie warsztaty w całej Polsce, masz też 
liczne hobby, ale oprócz tego jesteś jeszcze mamą!

Aneta Wira-Ostaszyk: Tak… I jeszcze uczę w szkole. 

Marta Mück: Czy Twoja doba ma więcej niż 24 godziny? 
Jak udaje Ci się to wszystko pogodzić? Zwłaszcza życie 
zawodowe z prywatnym? Bycie baletnicą i bycie mamą?

Aneta Wira-Ostaszyk: Niestety moja doba ma 24 godzinny 
i bardzo nad tym ubolewam. (śmiech) Posiadanie 
dziecka przez tancerkę to jest taki kolejny stereotyp,  
który nieustannie łamię, bo przecież na co dzień jestem 
mamą i czynnie, zawodowo pracuję. Oczywiście 

jest ciężko, ale z mężem dzielimy się obowiązkami, 
więc dzięki temu, moja doba jakby zyskuje na czasie. 
Niedawno gdzieś przeczytałam, że nie można być  
w życiu zawodowym i prywatnym ciągle na takim levelu 
perfekcyjnym, tutaj jest albo-albo, czyli jeżeli całkowicie 
poświęcam się zawodowo, to wiadomo, że życie osobiste, 
rodzinne trochę traci. Ostatnio na przykład okazało się, że 
zostałam dopisana do obsady wyjazdowej do Hamburga 
ze spektaklem Burza Polskiego Baletu Narodowego, 
a to był wyjazd na cztery doby. Jak wiadomo, to jest 
moja praca, Włodzimierz ma już powyżej trzeciego 
roku życia (pracodawca do trzeciego roku życia dziecka 
ma obowiązek zapytać matki, czy wyraża zgodę na 
wyjazd), więc ja nie mogłam nie wyrazić zgody. Zresztą 
ja też jestem taka, że jeżeli otrzymuję szansę i dostaję 
dodatkowy spektakl, to ja chcę z tej szansy skorzystać, chcę 
wychodzić na scenę, chcę tańczyć, taki jest mój zawód. 
Aczkolwiek, to było duże poświęcenie, cztery doby i trzy 
noce bez dziecka, pierwszy raz… To było duże wyzwanie 
i dla mnie, i dla mojego męża, i dla dziecka (chociaż 
dziecko akurat było przeszczęśliwe, z tatą miało ubaw).

Zdj. screen z IG Simple.Dancer’s life
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Marta Mück: Czyli się wszystko udało!
Aneta Wira-Ostaszyk: Tak, tak, ale było to bardzo 
duże wyzwanie, choć też przypadek ekstremalny…  
Ja często dostaję pytania w stylu „czy jeżeli nie podoba 
ci się spektakl, to możesz odmówić brania w nim 
udziału?”. No nie, nie mogę, to jest moja praca, mój 
zawód - podobnie jak pracownik biurowy, jeżeli ma 
coraz większą stertę papierów, nie może odmówić ich 
przeanalizowania, rozliczenia, ja też nie mogę odmówić 
udziału w spektaklu, czy mi się to podoba, czy nie.

Marta Mück: Jaki czas związany z ogranicząną 
lub całkowitą niemożliwością wykonywania 
zawodu,  w Twojej kilkunastoletniej karierze 
baletnicy, był dla Ciebie najtrudniejszy 
- kontuzja, ciąża, czy może pandemia?

Aneta Wira-Ostaszyk: Pandemia. Ciąża, to był mój 
wybór i wiedziałam, że w momencie zajścia w ciążę będę 
musiała pójść na zwolnienie lekarskie. Ja zaszłam w ciążę 
po 12 latach pracy (podobno jest tak, że nauczyciel po 10 
latach pracy ma prawo do skorzystania z urlopu, (śmiech) 
i po tych 12 latach pracy stwierdziłam, że należy mi się 
odpoczynek. Będąc przez tyle lat na pełnych obrotach, 
potrzebna jest też czasem regeneracja. Wiadomo, że 

ciąża nie jest regeneracją sensu stricto, ale w momencie 
kiedy poszłam na zwolnienie (oczywiście ja też ciągle 
ćwiczyłam, nie zrezygnowałam całkiem z aktywności 
fizycznej), mogłam odpocząć od tego nieregularnego 
planu pracy. Natomiast pandemia to był czas niezależny 
zupełnie od nas i zamknięcie nas w domu i pozbawienie 
możliwości pracy, było bardzo trudne. Taka dygresja - 
teraz przypomniało mi się jeszcze á propos niefajnych 
komentarzy w internecie - w czasie pandemii pisałam, nie 
tylko ja, wielu tancerzy pisało, że nie możemy ćwiczyć, 
że zostaliśmy pozbawieni możliwości rozwijania naszej 
pasji (bo w zasadzie każdy tancerz jest tancerzem z pasją, 
nie wyobrażam sobie, żeby ktoś pracował w tym zawodzie  
i nie kochał tego, co robi) - no i pojawiały się komentarze 
„co to jest za praca”, „nikomu do szczęścia niepotrzebna”, 
„nikt nie żałuje, że nie pracujecie”. To było… no takie 
smutne. Ja zawsze sobie to tak tłumaczę i kiedy o tym 
myślę przychodzą mi do głowy, często przytaczane przeze 
mnie na forum, słowa Winstona Churchilla, który podczas  
II Wojny Światowej walczył o kulturę i powiedział: „Sztuka 
jest niezbędna dla pełnego życia narodowego. Państwo 
jest zobowiązane do jej podtrzymywania i wspierania”. 
Nawet teraz jest to dla mnie trochę wzruszające,  
bo uważam, że kultura jest nierozerwalnie związana  
z postępem cywilizacji i jest ważna. Ja rozumiem,  
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że niektórzy ludzie rezygnują z pójścia do teatru, bo mają 
ważniejsze rzeczy na głowie, ale na szczęście jest grono 
takich osób, dla których pójście do teatru i zachłyśnięcie 
się sztuką jest bardzo ważne i jest to wręcz ich pasją. 
Naprawdę, ogrom wiadomości, jakie dostałam w czasie 
pandemii, to takie, że ludzie tęsknią za spektaklami i nie 
mogą się już doczekać powrotu do wizyt w teatrze. I to 
było motywujące do tego, żeby przetrwać ten czas…

Marta Mück: Pamiętasz ten powrót na scenę 
po izolacji? Pierwszy zatańczony spektakl?

Aneta Wira-Ostaszyk: To była premiera baletu Korsarz. 
Planowana na marzec 2020 roku, wiadomo została  
odwołana i potem udało nam się zrobić spektakle we 
wrześniu 2020 roku, chyba dla połowy widowni (zgodnie 
z obostrzeniami pandemicznymi), już nie pamiętam 
dokładnie… ale udało się - i to było super! Byliśmy jednym 
z niewielu zespołów nawet nie tyle w samej Europie, co 
na świecie, który grał spektakle. W Niemczech, Anglii, 
czy Francji spektakli nie grano. Ja co chwilę dostawałam 
wiadomości od koleżanki z zagranicy, że „już mieliśmy 
zagrać, ale jednak  nie…”. Było wyjątkowe, że nam  
się udało.

Marta Mück: Czy chciałabyś się podzielić czymś 
jeszcze z czytelnikami kwartalnika Taniec?

Aneta Wira-Ostaszyk: Tak! Myślę, że czytelnikami 
kwartalnika są miłośnicy tańca, więc ja bym chciała 
podziękować za to, że jest w Polsce cały czas grono 
osób, dla których sztuka tańca jest ważna, dla których 
rozwój tej sztuki jest istotny. Naprawdę cieszę się jak 
widzę ile w naszym kraju dzieje się rzeczy związanych 
z tańcem. Wiadomo, że przez to, że ja mam sporo pracy, 
jest mi bardzo ciężko śledzić wszystkie nowinki i jestem 
głównie zafiksowana na to, co dzieje się w Warszawie, 
w Teatrze Wielkim. Wynika to z tego, że tutaj pracuję, 
codziennie tu jestem i na tym skupiam się najbardziej. 
Mimo wszystko cieszę się, że sztuka tańca rozwija się 
w całej Polsce i to również między innymi przez to, że 
są osoby, które po prostu zwyczajnie chcą to oglądać, 
które to interesuje i bez których sztuka tańca nie miałaby 
racji bytu. Taniec jako forma widowiskowa opiera się 
na widowni (jak sama nazwa wskazuje), gdyby nie 
było widowni, nie byłoby widowiska. Dziękuję Wam 
za to, że jesteście, i że chcecie nas wspierać i oglądać.

Dziękuję za rozmowę.

Fot. Adam Doroziński
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Raz do roku w Białymstoku ma miejsce święto tańca. Praca organizatorów sprawia, że w 
tym czasie miasto żyje tanecznymi wydarzeniami, otwierając się na różnych odbiorców 
– zarówno tych, którzy znają Festiwal Kalejdoskop, jak i zupełnie nowych. Trwa to już 
nieprzerwanie od 19 lat. 

KALEJDOSKOP POLSKIEGO 
TAŃCA

W zeszłym roku świętowano 18. edycję festiwalu, 
który na Podlasiu spełnia bardzo ważną funkcję – 
jest jedynym, który prezentuje szeroki przekrój tańca 
współczesnego, oferując przy tym wiele wydarzeń 
towarzyszących. Taka strategia sprawia, że możliwe 
są zarówno prezentacje sceniczne, jak i plenerowe, 
performanse z wykorzystaniem infrastruktury miejskiej 
czy rozmowy o różnorodnych aspektach tańca. Kolejna 
edycja kilkudniowego wydarzenia, realizowanego już 
po jego symbolicznym wejściu w dorosłość, okazała się 

jeszcze lepsza od poprzedniej – bardziej urozmaicona, 
wykorzystująca potencjał wielu miejsc i artystów. 

Festiwal Kalejdoskop w tym roku odbył się  
w pierwszych dniach czerwca. Podczas czterech 
intensywnych dni publiczność miała okazję zobaczyć 
spektakle zarówno twórców związanych z Białymstokiem 
(tych było mniej), jak i uznanych w Polsce artystów 
tańca współczesnego. Każdy dzień był intensywny – nie 
pozostawiał chwili na znudzenie się danym działaniem, 
pozwalał jednak na refleksję co do obejrzanych prezentacji.  

zdj. Materiał prasowy organizatora.
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Taniec zamknięty w małej formie

Dla młodych artystów, którzy są dopiero na początku 
swojej choreograficznej drogi bardzo ważne jest, by móc 
skonfrontować swoje punkty widzenia z publicznością. 
Festiwal Kalejdoskop co roku daje ku temu możliwości 
– jedną z propozycji festiwalowych w tym roku był blok,  
na który złożyło się aż siedem krótkich choreografii. 
Otworzyły go dwa występy uczennic siódmej klasy 
niepublicznej Szkoły Sztuki Tańca w Białymstoku – 
Gabrieli Surowiec i Martyny Poli Osińskiej. Mimo 
że prace te były krótkie, to jednak obie młode tancerki 
zaprezentowały w nich szeroki wachlarz możliwości. 
Podobnie, wspaniałe umiejętności techniczne pokazał 
Kacper Szklarski. W zaledwie sześciominutowym solo 
wykonał między innymi imponujące skoki, tworząc 
jednocześnie formę pełną zamaszystych gestów. 

Interesujące było, w jaki sposób organizatorzy 
zestawili ze sobą poszczególne prace. Zauważalne było 
tu, że z każdą kolejną choreografią publiczność mogła 
oglądać formę odważniejszą w doborze środków, bazującą 
na większej oszczędności ruchowej, przy jednoczesnym 
zwiększeniu symboliczności poszczególnych gestów. 
Eliza Kindziuk w dwóch krótkich choreografiach pokazała 
kobiety przeżywające różnego rodzaju uczuciowe 

rozterki. Z kolei Julia Lewandowska i Łukasz Szleszyński 
postawili na prezentację relacji dwóch organizmów, 
które mogą się uzupełniać i czerpać wzajemnie od siebie. 
W Forezji oglądać można dwie postaci, które trudno 
zidentyfikować, ich fizyczność została zakryta jednolitym 
kostiumem, a ich ruch przywodzi na myśl pewnego 
rodzaju odczłowieczenie. Ta praca ciekawie kontrastuje 
z Wo&/Man Adriana Radwańskiego (zastanawiające, 
czy w przyszłości obie mogłyby być nieco rozbudowane  
i wykonywane podczas jednego wieczoru). Artysta osadził 
bowiem swoje poszukiwania wokół tożsamości płciowej, 
jej płynności i niedookreśloności. 

Siła w zespołowości 

	 Zaznaczyć należy, że w tym roku dyrektorki festiwalu 
– Karolina Garbacik i Joanna Chitruszko zaprosiły 
do Białegostoku jedne z najlepszych spektakli, które 
miały swoje premiery na początku sezonu. Koprodukcja 
Bytomskiego Teatru Tańca i Ruchu Rozbark oraz Teatru 
Tańca Zawirowania stawia pytania o cel i sens ludzkiego 
życia oraz o rolę jednostki w  określonym systemie. 
Czy możemy uwolnić się od świata pełnego liczb? Na 
ile zastanawiamy się nad ich znaczeniem? – zdaje się 
pytać choreografka, Anna Piotrowska. Szóstka tancerzy 
w  czarnych strojach rozpoczęła Policzalnych marszem 

Zdj.  Materiał prasowy organizatora.
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zdj. Materiał prasowy organizatora.

pogrzebowym. Z głośników popłynął żałobny utwór 
(autorka muzyki – Aleksandra Piotrowska – bardzo 
trafnie wykorzystała Tren XVI Jana Kochanowskiego),  
a kondukt przeszedł przez scenę, trzymając duże 
zawiniątko przypominające ludzkie zwłoki. Gdy  
w pewnym momencie tancerze położyli je i ustawili się przy 
nim, wyglądali, jak gdyby pozowali do wspólnego zdjęcia, 
które miałoby być ostatnim pożegnaniem. Pierwsza część 
spektaklu nie daje nadziei na przyszłość – przez cały czas 
publiczności towarzyszy myślenie o śmierci, kruchości  
i ulotności ludzkiego życia. Piotrowska podkreśliła w ten 
sposób, że nie da się uciec od umierania, spotka to każdego 
z nas. Zaznaczyć należy, że choreografka postawiła przed 
tancerzami duże wyzwanie – materiał, który wykonują na 
scenie w dalszej części spektaklu jest bardzo intensywny, 
oparty na powtarzalności ruchów, angażujących mięśnie 
całego ciała. Patrząc na tancerzy, można wpaść w pewnego 
rodzaju trans. Tym bardziej, że powtarzalność jest  
tu kluczowa dla symboliki całego spektaklu. Momentami 
jedna czy dwie osoby wyłamują się z ustalonego porządku, 
jednak zawsze wracają do grupy. Tak też jest w naszej 
codzienności – nawet jednostki przeciwstawiające się 
schematom, wracają  do nich, jeśli chcą funkcjonować 
w społeczeństwie. W Policzalnych bardzo wyraźnie 
zarysowane zostało więc, że żyjemy w świecie, który 

1	  Nie było to jednak tak bardzo niekomfortowe jak w przypadku premierowych wykonań spektaklu – wtedy to przestrzeń Centrum Sztuki Współczesnej -Zamek Ujazdowski została 
zaaranżowana w taki sposób, by publiczność przemierzała, przygotowany przez artystów na korytarzach instytucji, labirynt. O premierowym wykonaniu pisałam w numerze 2/2021. 

ma swój określony porządek. Świetna choreografia oraz 
wykonanie zderzone zostały z refleksją na temat ulotności 
życia oraz jego biegu. Po obejrzeniu przedstawienia, 
oprócz pamięci o transowym ruchu tancerzy w głowie 
pozostaje pytanie: na ile sami kierujemy swoim życiem  
i decydujemy o nim? 
	 Podobnie jak w Policzalnych, także w spektaklu 
Blush mamy kontrast pomiędzy zespołowością  
a indywidualnością. Punktem wyjścia do rozważań 
jest wstyd oraz to jak go postrzegamy i odbieramy  
w kontekście różnych sytuacji. Początkowo publiczność 
postawiona została w sytuacji niekomfortowej – 
wchodząc na scenę należało ściągnąć buty, a artyści nie 
chcieli przepuścić zgromadzonych widzów, by mogli 
zająć miejsca1. Po przymusowym odstaniu, wpatrując się 
w czwórkę wykonawców oraz wysłuchując oklasków, 
które wybrzmiały na cześć przybyłych na spektakl – 
dopiero możliwe było zajęcie miejsc. Michał Góral 
wraz ze współpracownikami zaprojektował początek 
tego wydarzenia w taki sposób, by widz poczuł się 
niekomfortowo. Kiedy przychodzimy na wydarzenie 
kulturalne jesteśmy bowiem przyzwyczajeni do pewnego 
standardu, chociażby tego, że czekają na nas ustawione 
krzesła. Podczas Blush niekiedy publiczność zmuszana 
była, by z nich zejść, ustąpić wykonawcom miejsca, 
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zmienić swoje położenie w przestrzeni. Czy mamy 
prawo w takiej sytuacji poczuć się źle, nie zaakceptować 
takiego stanu rzeczy? Góral obnaża tu także nasze 
przyzwyczajenia, utarte schematy zachowań, z których 
bardzo często nie chcemy wychodzić – bo czy wypada 
powiedzieć wprost, że nie czujemy się dobrze i nie podoba 
nam się to, co przygotowali organizatorzy? W spektaklu 
Michała Górala wątki osobistych historii zostały świetnie 
połączone z sekwencjami tanecznymi – bardzo ciekawie 
prezentują się sceny, w których cała czwórka wykonuje tę 
samą choreografię, ale też dobrze ogląda się artystów, gdy 
każdy z nich opowiadając o swoich przeżyciach porusza 
się w charakterystyczny dla siebie sposób. Tych kilka 
wstydliwych historii pokazuje, jak wielu z nas przeżywa 
chwile, w których doznaje tego uczucia, które wywołuje 
konsternację i rumieniec na twarzy. Góral sprowadza wstyd 
do zjawiska, które jest naturalne dla każdego człowieka, 
pokazuje, że nie należy się go bać, ale lepiej mówić o nim 
głośno. 
	 W nieco inny sposób o relacjach międzyludzkich 
opowiada Meet CoPpeLia Karoliny Garbacik. Ci, którzy 
doskonale znają XIX-wieczny balet Coppelia, czyli 
dziewczyna o szklanych oczach z muzyką Leo Delibes’a 
z pewnością odnaleźli w spektaklu choreografki znajome 
motywy. Jednakże tym, co jest tu zupełną nowością, 
jest wykorzystanie współczesnych środków i osadzenie 

akcji w teraźniejszości. Dlatego też uzasadnione jest 
tu zaprojektowanie przestrzeni z użyciem projekcji 
multimedialnych. Postaci wchodziły w relację  
z wizualizacjami, bardzo ciekawie wyglądały ich ciała 
oblewane delikatnym światłem oraz obrazami z projekcji. 
Uwspółcześnienie XIX-wiecznej historii sprawiło, że 
stała się ona bliższa odbiorcy – w szczególności temu 
młodszemu, nastoletniemu, dla którego głównie zostało 
stworzone przedstawienie. Aktualnie internetowa miłość 
stała się czymś powszednim, relacje międzyludzkie 
budowane są przy użyciu komunikatorów, niekiedy świat 
wirtualny zastępuje fizyczny kontakt. Garbacik zdaje się 
więc podkreślać, że związek człowieka z technologią jest 
nieunikniony, jednak nigdy nie zaspokoi potrzeby kontaktu 
z drugą osobą. 

Festiwal szansą na spotkania 

	 Festiwal Kalejdoskop co roku daje szansę do 
nawiązywania dialogu – zarówno pomiędzy różnorodnymi 
artystami, jak i między twórcami i publicznością. 
Jednym z działań, które zdecydowanie temu sprzyjają są 
zaplanowane rozmowy, kończące każdy dzień festiwalu. 
To już kolejny rok, kiedy organizatorki postawiły na 
rozmowy przy wspólnym stole, gdzie w niezobowiązujący 
sposób każdy uczestnik mógł podzielić się refleksją  
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z innymi. Taki sposób zaprogramowania cyklu Rozmowy 
po tańcu (moderowanego przez  Hannę Raszewską-Kursę 
oraz Annę Dudę) dał także dużo swobody biorącym  
w spotkaniach udział artystom. 
	 Interesującym wydarzeniem było także spotkanie 
z Juliuszem Grzybowskim, autorem książki Państwo 
Tańczące – O tańcu w filozofii Platona. Podczas rozmowy, 
prowadzonej przez Hannę Raszewską-Kursę, autor skupił 
się na przedstawieniu swojej koncepcji ujętej w publikacji, 
a także odpowiedział na pytania uczestników. To kolejny 
przykład udowadniający, że taniec może być odbierany 
i interpretowany w różnych kontekstach, możliwe jest 
poszukiwanie jego połączeń z innymi dziedzinami. 
Dyrektorki festiwalu, zaprogramowały tegoroczną edycję, 
pokazując, że taniec może mieć różne oblicza. Udowodniły 
przy tym, że każde z nich jest warte uwagi i może 
przyciągnąć nie tylko pasjonatów tańca współczesnego, 
ale i widzów, którzy chcą go dopiero poznawać. 

Marta Seredyńska 

Festiwal Tańca Współczesnego Kalejdoskop
Dyrektorki festiwalu: Karolina Garbacik, Joanna Chitruszko
Organizator: Podlaskie Stowarzyszenie Tańca 
Białystok, 2–5 czerwca 2022

,Self-release
Wykonanie: Gabriela Surowiec

Internal Escape
Wykonanie: Martyna Pola Osińska

Not now, not here
Wykonanie: Kacper Szklarski 

White Rabbit
Choreografia: Eliza Kindziuk
Wykonanie: Weronika Juchimiuk

Room 29
Choreografia: Eliza Kindziuk
Wykonanie: Zuzanna Knyszewska

Forezja
Choreografia, wykonanie, mix muzyczny i kostiumy: Julia Lewandowska, 
Łukasz Szleszyński
Realizacja dźwięku: Jakub Ritter
Realizacja światła: Dastin Greczyło
Konsultacje reżyserskie: Kamil Bończyk

Wo&/Man
Choreografia i wykonanie: Adrian Radwański

Policzalni
Koncepcja, choreografia i reżyseria: Anna Piotrowska
Kreacja i wykonanie: Joanna Brodniak, Kamil Bończyk, Stanisław Bulder, 
Ewa Noras, Alexey Torgunakov, Katarzyna Zioło
Muzyka: Aleksandra Piotrowska
Asystent: Łukasz Szleszyński
Kreacja przestrzeni, kostiumu i scenografii: Anna Piotrowska
Realizacja światła: Dastin Greczyło, Krzysztof Soszka
Realizacja dźwięku: Jakub Ritter
Produkcja: Bytomski Teatr Tańca i Ruchu Rozbark, Centrum Teatru i Tańca 
w Warszawie, Teatr Tańca Zawirowania, Fundacja Rozwoju Tańca_eferte
Współprodukcja: Fundacja Scena Współczesna
Koordynator produkcji: Wojciech Grudziński
Premiera bytomska: 26 września 2021 
Premiera warszawska: 30 września 2021

Blush
Reżyseria i choreografia: Michał Adam Góral
Dramaturgia: Emilia Szulfer
Aktorzy: Anna Banasik, Wojciech Dolatowski, Michał Adam Góral, 
Karolina Graca
Performerka video: Nika Go
Kostiumy: Robert Łosyk
Scenografia: Rurzowa, Skucha
Światła: Michał Adam Góral
Muzyka: Pimon Lekler
Charakteryzacja: Julia Hebel
Konsultacje aktorskie: Maciej Łagodziński
Video: Banasik, Góral
Partnerzy: Centrum Sztuki Współczesnej w Warszawie – Zamek 
Ujazdowski, Festiwal Rozdroże
Premiera: 28 września 2021 

Meet CoPpeLia
Koncepcja i choreografia: Karolina Garbacik
Scenografia i multimedia: Paweł Dudko
Muzyka: Leo Delibes
Muzyka elektroniczna i remix: Wikson Szczygieł
Kostiumy: Łucja Grzeszczyk
Reżyseria światła: Bogusław Kasperuk
Wizaż: Marta Lewkowska
Występują: Julia Dondziło, Łucja Grzeszczyk, Katarzyna Wiktorko, Piotr 
Wiktorko
Produkcja: Fundacja Rozwoju Sztuki Tańca we współpracy z Białostockim 
Teatrem Lalek i Studiem Działań Kreatywnych DanceOFFnia
Premiera: 17 grudnia 2021 
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SPOTKANIE Z TAŃCEM 
JAZZOWYM

Geneza
Odwieczne pytanie: co było pierwsze – muzyka czy taniec? 
– pozostaje otwarte. Najdokładniejsze badanie dziejów 
jazzu nie jest w stanie odpowiedzieć czy muzyka stała się 
uzupełnieniem tańca, czy taniec był pochodną muzyki. 
Natomiast jedno jest pewne, korzenie jazzu są afrykańskie. 
Wszystko zaczęło się na holenderskim statku, który  
w 1619 roku przywiózł pierwszych czarnych mieszkańców 
Afryki do Jamestown, na wybrzeżu Wirginii. Milionowe 
rzesze czarnych niewolników sprowadzanych do pracy 
na plantacjach i w kopalniach w Ameryce Północnej  
i Południowej zachowały swe dawne obrzędy i zwyczaje, 
w których taniec odgrywał ważną rolę. Pochodzili oni  
z różnych plemion1, mających własne tańce; rozproszyli 
się i przemieszali na olbrzymich terenach Nowego Świata. 
Trudno mówić więc o jednolitym tanecznym folklorze 
afrykańskim, przeszczepionym na grunt obu Ameryk.  
W drodze do kontynentu amerykańskiego statki niewolnicze 
zatrzymywały się na wyspach Morza Karaibskiego – 
na Antylach i Bahamach, gdzie znajdowały się punkty 
przeładunkowe. Tam to po raz pierwszy niewolnicy 
mieli okazję spotkać się z europejską kulturą i religią.
Na kontynencie amerykańskim Afrykańczycy stanęli 
wobec bardzo skomplikowanego systemu wpływów 
i oddziaływań. Amerykańscy biali osadnicy stanowili 
„odbicie różnorodności europejskiej geografii narodowej, 
społecznej, kulturalnej i obyczajowej”2. Przywieźli ze sobą 
różne tańce towarzyskie, głównie francuskie, angielskie, 
irlandzkie i szkockie, które w surowych warunkach nowego 
życia straciły europejski wdzięk i elegancję, a stawały się 

bardziej dynamiczne, a nawet rubaszne i w takiej postaci 
poznawali je Afrykańczycy, zapożyczając niektóre kroki  
i przystosowując je do swoich zwyczajów. Z europejskich 
tańców towarzyskich zaczerpnięte zostały wcześniej 
nieznane im skoki, obroty i częste zmiany kierunku. We 
wszystkich tych zapożyczeniach pozostawała jednak 
zawsze synkopowana rytmika, przewaga swobodnej 
improwizacji oraz podatność do zapamiętywania się w tańcu.

Minstrel show

Kolejnym etapem w rozwoju tańca jazzowego były minstrel 
shows, widowiska rozrywkowe wędrownych zespołów, 
popularne w XIX wieku w Stanach Zjednoczonych, cieszące 
się największym zainteresowaniem wśród niższych klas 
społecznych. Elementami takiego przedstawienia były 
piosenki, taniec, skecze, zabawne scenki rodzajowe i parodie. 
W minstrel show występowali początkowo biali tancerze  
i aktorzy, którzy z pomalowanymi na czarno twarzami oraz 
nienaturalnie wymalowanymi i powiększonymi ustami 
karykaturowali śpiew i taniec niewolników. Ta forma 
przedstawień określana jest jako blackface minstrelsy. 
Spopularyzował ją w 1828 roku Thomas Dartmouth Rice, 
znany jako „Jim Crow”, poprzez specyficzny sposób 
poruszania się – kulawy chód – oraz charakterystyczny 
ubiór: pantalony, frak i wielki melonik. „Jim Crow” 
stał się synonimem Afrykańczyka jako analfabety  
i głupca, wyśmiewającego własne obyczaje. Mimo tych 
przejawów pogardy rasowej, biali organizatorzy zespołów 
minstrels coraz częściej angażowali dorywczo czarnych 
tancerzy. Wraz z powstaniem zespołów złożonych tylko 

K U L T U R A

Gwałtowny, hałaśliwy, dynamiczny. Swym zmysłowym rytmem, energią, egzotyką  

i erotyką narzucił się Ameryce i Europie z żywiołową i nieodpartą siłą. Taniec jazzowy 

ma długą i zaskakująco skomplikowaną historię. Jest odzwierciedleniem kultury, 

w której powstał. Jego rozwój silnie związany jest z powstaniem i rozwojem muzyki 

jazzowej.  Czym jest dzisiejszy taniec jazzowy? Jak zmieniał się i jaką przebył drogę?
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z czarnych wykonawców, pod koniec XIX wieku, znikał 
ów schematyczny i parodystyczny typ ich produkcji, 
ustępując miejsca autentycznej sztuce afrykańskiej. 
Jednocześnie taniec i muzyka jazzowa przeniknęły 
do amerykańskich teatrów muzycznych, do których 
angażowano czarnych artystów. Składane programy 
minstrels show, na scenach teatrów, przemieniły się  
w gigantyczne widowiska rewiowe, zwane początkowo 
extravaganza, gdyż miały dostarczać widzom 
niezwykłych wrażeń, oszałamiać bogactwem kostiumów, 
dekoracji i rekwizytów oraz pomysłowością efektów. 
Tańce czarnoskórych tancerzy traktowane były w nich 
jako dodatkowa atrakcja. Teatry na Broadwayu zaczęły 
specjalizować się w wystawianiu wodewili, fars i widowisk 
rewiowych, urozmaiconych śpiewem i tańcem, w których 
brali udział również murzyńscy tancerze. Powstają pierwsze 
komedie muzyczne i musicale. Na lata 1896-1910 przypadają 
pierwsze sukcesy negro musicalu, który rozpoczął epokę 
czarnej muzyki i tańca na Broadwayu. Wprowadzono 
na sceny nowe tańce: cake-walk3 i buck and wing4, które 
zapoczątkowały zarówno jazz dance, jak i tap dance. 

Nowy Orlean i ragtime
Czarnoskórzy przybysze stykali się nieustannie z kulturą 
białych mieszkańców Ameryki i stopniowo przejmowali 
jej elementy. Około 1870 roku folklor afroamerykański 
został przeniesiony do miast, gdzie stał się podstawą jazzu. 
Zetknięcie się Afrykańczyków z muzyką europejską miało 
istotne znaczenie dla formowania się nowego typu tańca 
czarnych przybyszów i muzyki jazzowej, które pojawiły się 
w Nowym Orleanie (Luizjana). Miasto to stanowiło tygiel 
kulturowy, bowiem zamieszkiwali je biali o zróżnicowanym 
pochodzeniu oraz wyznaniu, czarnoskórzy anglojęzyczni 
protestanci oraz posługujący się językiem francuskim, 
wyznający katolicyzm Kreole. To dzięki nim miasto 
posiadało swój klimat, niespotykany w żadnym z innych 
miejsc Stanów Zjednoczonych, tym bardziej, że tylko tu 
pozwolono czarnoskórym mieszkańcom na kultywowanie 
afrykańskich tradycji. Był to precedens niespotykany  
w żadnym innym mieście należącym do byłych brytyjskich 
kolonii. Nowy Orlean stwarzał czarnym muzykom wiele 
okazji do zaprezentowania swojej twórczości. Służył 
temu corocznie odbywający się festiwal muzyki ludowej 
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 Rys. 3. Cake-walk, 1896. Źródło: Wikipedia



Taniec 3.2022 34

Ry
s. 

2.
 C

ak
e-

w
al

k.
 Ź

ró
dł

o:
 E

. H
ol

la
nd

, T
he

 C
ak

ew
al

k.

K U L T U R A

oraz otwarcie, w 1898 roku dzielnicy rozrywki Storyville, 
gdzie czarni zatrudniani byli jako muzycy. To właśnie tu 
po koniec XIX wieku począł krystalizować się nowy nurt 
muzyczny – jazz. Powstał on na drodze złożonego procesu 
rozwoju afrykańskiej muzyki ludowej oraz włączaniu 
do niej elementów muzyki amerykańsko-europejskiej  
i wyodrębnianiu się gatunków muzycznych stanowiących 
źródła jazzu (work/plantation songs, negro spirituals, 
blues, ragtime). Nowe rodzaje pieśni (negro spirituals oraz 
forma świecka – blues) wymagały już innej interpretacji 
ruchowej. Ich spokojny, nostalgiczny i melancholijny 
charakter sprzyjał tworzeniu się w tańcu nowych akcentów 
lirycznych. Jazz pojawił się początkowo jako nowy rodzaj 
improwizowanej muzyki i znany był najpierw jako ragtime. 
Pod tą nazwą określano marsze grywane przez murzyńskie 
orkiestry w czasie parad ulicznych w Nowym Orleanie.  
To właśnie przy dźwiękach orkiestr czarnoskórych 
muzyków podczas parad ulicznych i w nocnych 
lokalach został wylansowany nowy taniec jitterbug, 
który zapoczątkował istną rewolucję w rozwoju tańca 
towarzyskiego5. W latach dziewięćdziesiątych XIX wieku 

ragtime, jako akompaniament muzyczny, towarzyszył 
ówczesnym tańcom onestep, twostep czy slow drug. 
Ragtime jako taniec wyodrębnił się dopiero około 1903 roku. 
Niepoślednią chwałę ragtime`u – pisał Leopold Tyrmand – 
stanowi jego przemożny wpływ na formowanie się nowego 
podówczas a obowiązującego do dziś współczesnego stylu 
tańca towarzyskiego. Rozmaite elementy choreograficzne, 
wywodzące się z wzorów irlandzko-szkocko-angielskich, 
dynamiczne reminiscencje prastarych tańców plemienia 
Ashanti z zachodniego wybrzeża Afryki wraz z XIX-
wiecznymi tradycjami francusko-wiedeńskimi znalazły się 
[…] na deskach pierwszych dancingów i w rytmicznym 
stukocie ragtime`u wymieszały się dokładnie w formy 
nowe, które pod nazwami cake-walka, a później fox-
trotta, charlestona i blackbottoma wyruszyły z portów 
Południa na podbój świata. Zwycięski pochód tanecznej 
mody ragtime`u trwa aż do połowy lat dwudziestych6. 
Jazz jako muzyka7 rozwijał się szybciej niż 
związane z nim tańce. Jednak wrodzone 
zdolności taneczne i muzyczne Afrykańczyków 
pozwalały na tworzenie coraz to nowych tańców. 
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Podążając za muzyką	
Muzyka jazzowa zaczęła trafiać poza Nowy Orlean 
m.in. za sprawą statków rzecznych kursujących po 
Missisipi, na których rozbrzmiewał wczesny jazz. Jednak 
dla nowoorleańskiego jazzu przełomowym okazał 
się rok 1917, kiedy to władze miasta zdecydowały  
o zamknięciu Storyville. Głównymi kierunkami 
emigracji dla czarnoskórych artystów stały się Nowy 
Jork i Chicago, gdzie określenie muzyka jazzowa  
i taniec jazzowy8 pojawiają się oficjalnie. Modne stają 
się wtedy takie tańce jak charleston, black bottom, jive 
czy shimmy. Jazz wykonywany jest zarówno przez 
czarnych, jak i białych artystów. Nastaje epoka jazzu. 
Równolegle do rozwoju jazzu w Chicago, muzyka  
i taniec jazzowy rozkwitały w Harlemie, gdzie w 1926 
roku swoje podwoje, zarówno dla białych, jak i czarnych 
miłośników tańca, otworzył lokal taneczny Savoy.  
To tu powstawały nowe tańce, grały prawie wszystkie 
słynne orkiestry. Tańczono tańce ekscentryczne, 
czyli zawierające erotyczne ruchy ramion i bioder. 
Na Broadwayu ogromną popularność zyskały ponownie 

negro musicale. Występując w nowej roli artystów 
teatralnych, czarni wykonawcy dość szybko zorientowali 
się w gustach publiczności i zaczęli nadawać swym tańcom 
budzącą poklask szybkość, zręczność i wprowadzać 
elementy erotyczne9. Wymagania sceny zmuszały ich 
bowiem do podporządkowania się pewnym rygorom, które 
w znacznym stopniu tłumiły dawną spontaniczność tańca 
afrykańskiego i oddalały tancerzy od rodzimych tradycji 
i autentycznego folkloru. Tworzył się więc nowy rodzaj 
widowiskowego tańca murzyńskiego, wykonywanego 
przy muzyce jazzowej, nazywany tańcem jazzowym, 
aczkolwiek nazwa ta obejmowała wówczas również 
step i różne formy tańca rewiowego. Największą siłą 
atrakcyjną popisów czarnych tancerzy, oprócz egzotyki, 
był fascynujący rytm, którego działaniu poddawali się 
biali widzowie10. Wpływ tych produkcji na muzyczną 
i choreograficzną stronę widowisk rozrywkowych był 
znaczny. Zaczęli pojawiać się w nich także biali tancerze, 
nierzadko pobierający lekcje tańca u czarnych tancerzy.
Dużą konkurencją dla produkcji broadwayowskich stał 
się film dźwiękowy, zwłaszcza masowo produkowane 
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komedie muzyczne pełne tańca i stepu. Z drugiej strony 
film przyczynił się w wielkim stopniu do popularyzacji 
tańca jazzowego oraz do wytworzenia nowego typu 
choreografii filmowej. Do najsłynniejszych gwiazd tego 
okresu należał biały tancerz, znakomity wykonawca stepu 
i aktor Fred Astaire, który wraz ze swą partnerką Ginger 
Rogers, wypracował specyficzny styl tańca, przystosowany 
do potrzeb filmu, komponując sekwencje taneczne 
odpowiednio do ujęć kamery pod różnymi kątami. Łączył 
też perfekcję techniczną tańca ze znakomitym aktorstwem. 
Wielki kryzys gospodarczy w Stanach Zjednoczonych 
zakończył okres triumfu tańca murzyńskiego  
na Broadwayu. Zamykano teatry, likwidowano zespoły, 
murzyńscy tancerze rozproszyli się głównie po nocnych 
lokalach i klubach Harlemu, część z nich wyjechała  
do Hollywood, szukając tam zatrudnienia w filmie, 
bądź do Europy. Amerykańska scena muzyczna została 
ponownie zdominowana przez białych artystów.
Dzięki przełamaniu zapaści ekonomicznej końcówki 
lat dwudziestych XX wieku ludzie zaczęli bardziej 
optymistycznie patrzeć na świat, a Swing11 zwiększał 
ochotę do tańca i zabawy. W większości miast w Stanach 
Zjednoczonych powstały tak zwane ballrooms (sale 
taneczne). Okres Swingu lat trzydziestych XX wieku, 
zwany też okresem big bandów, był czasem olbrzymiej 

popularności jazzu. Styl ten w owym czasie był synonimem 
muzyki popularnej, a muzyka ta stawała się coraz bardziej 
taneczna. Czarny Swing i czarny taniec jazzowy tworzyły 
wtedy jedną całość. Występy orkiestr połączone były  
z tańcami na parkiecie. To wtedy wylansowano takie 
tańce, jak boogie-woogie, foxtrott, lindy hop czy big apple. 
Publiczność ogarnęło prawdziwe swingowe szaleństwo. 
O komercyjnym sukcesie Swingu zadecydowały w dużej 
mierze walory rytmiczne tej muzyki, które przyciągnęły 
wielkie rzesze tańczących. Moda na wielkie orkiestry 
jazzowe zawładnęła wkrótce też estradami w Europie.
Przesunięcie jazzu z tanecznego centrum ery Swingu do 
ery be-bopu sprawiło, że nastąpił chwilowy przestój tańca 
jazzowego, gdyż podupadły big bandy i sale taneczne. Taniec 
mniej już podążał za muzyką jazzową. Złożoność i subtelność 
tańca rytmicznego z epoki Swingu zostały utracone  
na rzecz takich tańców, jak rock and roll, twist czy madison. 
Rozwój radia, telewizji i nagrań, które spopularyzowały 
czarną muzykę jazzową wśród szerokiej publiczności, 
znacznie przyczynił się do rozpowszechnienia tych tańców.
Autentyczny taniec afrykański stał się przedmiotem 
poważnego zainteresowania ze strony Katherine Dunham, 
amerykańskiej tancerki, choreografki, historyczki i etnologa, 
która poświęciła się studiom nad folklorem afrokubańskim 
i afroamerykańskim. 18 lutego 1940 roku wystawiła  

zdj. Plakat  Buckley New Orleans Serenaders, objazdowego pokazu minstreli z lat pięćdziesiątych XIX wieku. Domena publiczna
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w Nowym Jorku, we własnej choreografii i ze specjalnie 
przeszkolonym zespołem, pierwszą wielką taneczną sztukę 
jazzową Tropics and Le Jazz Hot – from Haiti to Harlem. 
W dziele tym próbowała odtworzyć drogę, którą przebył 
czarny taniec jazzowy od Wysp Karaibskich poprzez Nowy 
Orlean, aż do Harlemu. Katherine Dunham opracowała 
nowe zasady stylizacji afroamerykańskiego folkloru  
i jako choreografka stosowała je w licznych produkcjach 
rewiowych i filmowych. Dzięki swoim badaniom stała 
się propagatorem afroamerykańskiej kultury tanecznej.
W dziedzinie badań nad autentycznym tanecznym 
folklorem afroamerykańskim znaczne zasługi położyła 
również amerykańska tancerka i antropolog Pearl Primus, 
która sięgnęła do korzeni tej sztuki, studiując oryginalne 
tańce afrykańskie w miejscu ich powstania. W 1944 roku 
przedstawiła w Nowym Jorku, we własnej choreografii, 
widowisko African ceremonial. Obie badaczki prowadziły 
w Nowym Jorku własne szkoły tańców etnicznych.  
Z ich wiedzy i dorobku korzystało wielu amerykańskich 
choreografów, opracowując afrykański folklor pod kątem 
artystycznych potrzeb i wymagań teatru. Łącząc go 
zawsze z muzyką jazzową, starali się stworzyć nowy styl 
tańca jazzowego, który na początku lat pięćdziesiątych 
XX wieku zaczęto nazywać modern jazz dance. 
Najbliższym afroamerykańskiemu folklorowi pozostał 
czarnoskóry choreograf Alvin Ailey, czołowy reprezentant 
scenicznego tańca jazzowego. Tworzył oryginalne 
kompozycje choreograficzne, w których łączył taniec 
modern i balet klasyczny z typowymi cechami ruchowymi 
afrykańskiego folkloru. Swój zespół Alvin Ailey American 
Dance Theatre założył w 1958 roku. Posługiwał się 
autentycznymi nagraniami jazzowymi oraz spirituals 
songs i bluesami, czerpiąc tematy z życia czarnej Afryki. 
Wszystkie te elementy ujął w formę widowiska teatralnego, 
oprawionego w barwne dekoracje, kostiumy i efektowną 
grę świateł, stwarzając prawdziwy jazzowy teatr tańca.
Okres szczególnego zainteresowania, zarówno  
w Ameryce, jak i w Europie, folklorem afroamerykańskim 
i tańcem jazzowym rozpoczął się po II wojnie 
światowej, przypadając szczególnie na lata pięćdziesiąte  
i sześćdziesiąte XX wieku. Czarni tancerze, zajmujący 
się dotąd wyłącznie tańcem czarnych, zaczęli interesować 
się tańcem modern i baletem klasycznym, studiując obie 
formy. W tym samym czasie dokonywała się również 
ewolucja tańca jazzowego uprawianego przez białych. 
Choreografowie zafascynowani zupełnie nowymi dla nich 
figurami tanecznymi, nie spotykanymi dotychczas nigdzie 
w konwencjonalnej choreografii, postanowili czerpać 
obficie z bogatego źródła, jakim jest afrykański folklor. Dość 

Zdj. Katherine Dunham w Tropical Review, Martin Beck Theatre  Fot. Alfredo 
Valente, domena publiczna
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Amerykański choreograf Jerome Robbins swą choreografią 
do musicalu West Side Story, czy do widowiska 
jazzowego New York Export: Opus Jazz, przyczynił się 
do tego, że taniec jazzowy stał się jedną z najbardziej 
popularnych form tańca w Europie. Z kolei Jack Cole, 
którego działalność miała ogromny wpływ na europejski 
taniec jazowy, tańcząc do muzyki jazzowej łączył styl 
orientalno-indyjski z elementami afroamerykańskimi.  
W ten sposób wykreował własny i oryginalny język tańca.
Szybki rozwój tańca jazzowego zrodził konieczność 
opracowania zasad jego techniki, systematyki ćwiczeń  
i metodyki nauczania. Podjęli się tego zadania amerykańscy 
tancerze i pedagodzy, przystosowując technikę tańca 
jazzowego do psychofizycznych właściwości białych 
tancerzy. Pierwsze jej zasady opracowali dwaj amerykańscy 
tancerze pochodzenia włoskiego: Gus Giordano w Nowym 
Jorku i Luigi w Chicago. W oparciu o technikę tańca 
modern i z uwzględnieniem niektórych podstawowych 
zasad techniki tańca klasycznego opracowali własne 
systemy nauczania techniki tańca jazzowego.  Począwszy 
od lat pięćdziesiątych XX wieku w Ameryce i w Europie 
działało wielu cenionych nauczycieli tańca jazzowego,  
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szybko przyswojono sobie nowe efekty, wydoskonalono 
i z czasem zaczęto je uważać za zdobycze choreografii. 
m.in. wspominany już Jack Cole i jego uczeń Matt Mattox, 
Walter Nicks i jego uczeń Alain Bernard. Byli to zarówno 
biali, jak i czarni pedagodzy, prezentujący rozmaite 
odmiany tańca jazowego. Ich kontakty z europejskimi 
choreografami, tancerzami i pedagogami przyczyniły się do 
wykrystalizowania się europejskiego stylu tańca jazowego. 
W ten sposób, w drugiej połowie XX wieku, taniec jazzowy 
wyodrębnił się jako osobna dyscyplina artystyczna, 
posiadająca własne zasady techniki i styl interpretacyjny.

Czym jest taniec jazzowy?
Tańce jazzowe przeszły wiele przeobrażeń, nim przyjęły 
dzisiejszą formę. Zdobywały one popularność równocześnie 
z rozwojem zainteresowania jazzem, a niektóre z nich 
uformowały się jako popularne tańce towarzyskie, 
zyskujące nieraz światową popularność. Taniec jazzowy, 
będący także w pewnym stopniu sztuką improwizowaną, 
ma wiele różnych odmian i przybiera wiele postaci  
w momencie wykonywania. Są to tańce niebywale rytmiczne, 
tańce wymagające dużych zdolności ruchowych, tańce 
w większości szybkie, nieraz gwałtowne i dynamiczne.
Mimo iż taniec jazzowy powstał z social dance, 

który wywodzi się z tańców afrykańskich, to nadal 
ciągle zmienia się i rozwija. Powstają nowe style 
muzyczne (np. rock, pop, disco, break, funky), które 
znajdują swoje odzwierciedlenie w tańcu jazzowym. 
Dzięki nieustannemu rozwojowi ten rodzaj tańca stale 
jest atrakcyjny dla wielu tancerzy i choreografów.
Współczesny taniec jazzowy to technika tańca 
ukształtowana pod wpływem muzyki jazzowej.  
Nie jest techniką czystą stylistycznie, składa się bowiem 
z elementów zaczerpniętych z różnych technik i rodzajów 
tańca. Jest fuzją tradycji etnicznych, wchłonął cechy tańca 
różnych narodów, a także elementy baletu, modern dance, 
tańca akrobatycznego, a we współczesnym obrazie również 
technik tańca ulicznego. Zasadnicze cechy pozwalające 
rozpoznać taniec jazzowy to izolacja i policentryzm. 
Policentryzm ruchów, czyli równoczesne działanie kilku 
ośrodków impulsów ruchowych w różnych częściach ciała 
osiąga się poprzez izolowanie pracy poszczególnych grup 
mięśni i przyzwyczajanie ich do wykonywania ruchów 
niezależnych. Z kolei izolacja ruchów wraz z ich koordynacją 
prowadzi do uzyskania znakomitej dyscypliny całego ciała, 
połączonej z jego swobodą i dającą wrażenie spontanicznej 
improwizacji. Pozostałymi cechami tańca jazzowego są: 
    • polirytmia polegająca na jednoczesnym 
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stosowaniu różnych rytmów w ruchach różnych 
części ciała i na bardzo precyzyjnej synchronizacji 
powikłanych struktur rytmiczno-ruchowych,
    • wewnętrzna indywidualna pulsacja rytmu 
(zwana w muzyce jazzowej swingiem), w której 
zachodzą przesunięcia akcentów (synkopy),
    • kontrastowanie ruchów pod względem ich dynamiki i tempa,
    • maksymalna ruchliwość tułowia, 
osiągana przez wyrobienie giętkości  
i elastyczności kręgosłupa oraz izolacji ruchów,
    • ruch inicjowany jest w postawie collaps, rozluźnionej, 
pochylonej na ugiętych kolanach i skierowany ku ziemi, 
dzięki czemu akcenty rytmiczne zaczynają ruch w dół,
    • równoległe ustawienie stóp, opartych całą podeszwą  
o podłoże i związane z tym szybkie przenoszenie ciężaru ciała,
    • w stylu interpretacji dopatrzyć się można 
pewnej ostrości i kanciastości ruchów oraz 
stosowania drobnych i szybkich poruszeń głowy,
    • taniec ten przepojony jest zmysłowością, która może 
przerodzić się w ekstazę, w tzw. zapamiętywanie się.
Z techniki tańca modern zapożyczył zasadę contraction 
– release, kształtowanie ruchów w granicach naturalnej 
prawidłowej pracy mięśni i stawów oraz utrzymanie 
równowagi na zasadzie wyważenia działających i opornych 

części ciała. Natomiast z techniki tańca klasycznego 
wykorzystano ćwiczenia plié i relevé, w celu wyrobienia 
siły i elastyczności nóg oraz sprężystości skoku.
Artystyczny taniec jazzowy, który powstał w drodze 
selekcjonowania i opracowywania różnych elementów, 
charakteryzują: doskonałe władanie ciałem, samokontrola 
i świadoma dyscyplina tancerzy, pozostawiająca 
zawsze wrażenie swobody i spontaniczności tańca.
W tańcu jazzowym według Alaina Bernarda wyróżnić 
można trzy style jazzowe12: primitiv jazz, modern jazz 
i pop jazz. Primitiv jazz to taniec jazzowy czarnych, 
wywodzący się z tańców afrykańskich. W Europie styl 
ten nie cieszy się zbyt dużą popularnością, ze względu na 
trudności w opanowaniu przez białych tancerzy techniki 
izolowania ruchów, które są im obce. Terminem modern 
jazz określa się taniec jazzowy białych. Stanowi on 
syntezę tańca czarnych z tańcem modern białych oraz 
elementów techniki tańca klasycznego. Z kolei pop jazz 
to wszystkie formy taneczne związane z aktualnie modną 
muzyką taneczną (np. disco, breakdance, hip hop, funky 
jazz). Ten styl tańca spotkać można w telewizyjnych 
widowiskach, klipach czy koncertach muzyki pop.  
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Fenomen tańca jazzowego jako zjawiska artystycznego 
zadziwia swoim uniwersalizmem. Jazz zdobył Europę 
i resztę świata. Taniec jazzowy jest energiczny  
i rytmiczny. Taniec jazzowy jest dynamiczny i ekspresyjny. 
Wywołuje niezwykle silne emocje, uczucia czy nastroje, 
czasem wręcz wstrząsające i przyprawiające o, trudne 
do opanowania, podniecenie. Związany z muzyką 
ciągle zmienia się wraz ze zmianą stylów i wzorców 
muzycznych. Będąc otwartą formą sztuki nadal czerpie 
z różnych źródeł, przetwarzając te „nabytki” zgodnie  
z własną stylistyką. Europa nadała tej technice elegancji, 
Afryka nadała jej ruch i rytm, a Ameryka umożliwiła 
jej wyeksponowanie i rosnącą popularność do dziś.

Alicja Iwańska

Przypisy
1. Najliczniejszą grupę stanowili członkowie plemienia Bantu z Konga i Angoli 

oraz z zachodnioafrykańskich i sudańskich regionów Afryki. Podaję za: A. 

Bernard, D. Wessel-Therhorn, Taniec jazzowy, Wydawnictwo ISKRY Sp. z o.o., 

Warszawa 2000, s. 11.

2. L. Tyrmand, U brzegów jazzu, Wydawnictwo MG, Warszawa 2008, s. 60.

3. Cake-walk – (dosł. spacer z ciastkiem) taniec afrykańsko-amerykański w 

charakterze marszowym. Początkowo był rodzajem zawodów tanecznych, 

na których można było otrzymać nagrodę. Gdy do prostych kroków doszły 

wymachy nóg oraz przechyły tułowia w tył i przód został wprowadzony 

na scenę, a następnie na początku XX wieku stał się popularnym tańcem 

towarzyskim w Ameryce i Europie.

4. Buck and wing – wywodzą się z tańców stylu sudańskiego oraz irlandzkich 

jig. To tańce wytupywane całą stopą oraz wybijane palcami stopy i piętami.

5. Krótki zarys historii rozwoju poszczególnych tańców towarzyskich 

przedstawia Marian Wieczysty. Zob. M. Wieczysty, Tańczyć może każdy, 

Polskie Wydawnictwo Muzyczne, Kraków 1986.

6. L. Tyrmand, op. cit., s. 68.

7. W historii rozwoju muzyki jazzowej można wyróżnić kilka okresów 

stylistycznych: ragtime (1890-1900), jazz nowoorleański (1900-1910), 

dixieland (1910-1920), jazz chicagowski (1920-1930), Swing albo inaczej 

era big bandów (1930-1940), be-bop (1940-1950). W latach 50. XX wieku 

dominował cool i hard bop, a w latach 60. fusion (inaczej zwany jazz-rockiem) 

wraz z free jazzem. Ragtime, jazz nowoorleański, dixieland i styl chicagowski 

stanowią razem style jazzu tradycyjnego. Od lat 30. XX wieku, czyli od 

okresu narodzin Swingu mamy do czynienia z jazzem nowoczesnym. Zob. 

J. E. Berendt, Od raga do rocka. Wszystko o jazzie, Polskie Wydawnictwo 

Muzyczne, Kraków 1979, s. 11-66.

8. Należy zaznaczyć, że tańce, które tańczono do muzyki jazzowej, nazywano 

tańcami jazzowymi, chociaż chodziło o tak zwany social dance, a nie to co dziś 

zwiemy tańcem jazzowym. Tańce te wykonywane były najpierw przy różnych 

okazjach i dopiero później wykorzystywane były w choreografii scenicznej.

9. „Ostatnia nam współczesna epoka ujawniła niespodziewanie wpływy 

amerykańskie, ściśle mówiąc, amerykańsko-murzyńskie. Groteskowy cake-

walk był pierwszym zwiastunem tego okresu tańca, który rozpoczął się 

wprawdzie przed wojną, ale rozwinął się w pełni dopiero wówczas, kiedy 

skończyły się działania bojowe. […] Są to najbardziej zmysłowe tańce, 

jakie oglądaliśmy dotychczas, […]niepodobna już bardziej otwarcie wyrazić 

erotyzmu. […] Na tej drodze dalej posunąć się już nie można, dokonano 

wszystkiego. Można tedy przypuszczać, że przyszły taniec towarzyski zmieni 

w zasadniczy sposób płaszczyznę swojego działania i zupełnie się odrodzi. 

Będzie to niewątpliwie zależne od całej atmosfery obyczajowej nowych 

epok, taniec bowiem jest zawsze wiernem odbiciem współczesnego życia”. 

S. Dzikowski, O tańcu. Rozważania kulturalno-obyczajowe, Bibljoteka Dzieł 

Wyborowych, R. II, T. XXXIV, Warszawa [1925], s. 147-149.

10. Nietrudno wytłumaczyć więc ogromną popularność w pierwszych 

dziesięcioleciach XX wieku w Europie występów zespołów girls (tańczących 

dziewcząt wykonujących efektowne i na wpół zmechanizowane ruchy), czy 

czarnoskórej artystki Josephine Baker, zwanej „Czarną perłą”, która w 1925 

roku przybyła pierwszy raz do Paryża z Revue Negre. To ona przywiozła do 

Europy charlestona i pokazała jak powinno się go tańczyć.

11. Swing pisany dużą literą to styl w muzyce jazzowej lat trzydziestych XX 

wieku, w odróżnieniu od swingu pisanego małą literą, czyli specyficznego 

realizowania rytmu, pulsacji rytmicznej charakterystycznej dla tańca i muzyki 

jazzowej.

12. Zob.: A. Bernard, op. cit, s. 19.

Rys. Okładka książki Taniec jazzowy, Fot. materiał prywatny Autorki
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ZATAŃCZYĆ KONCERT. 
O SPEKTAKLU CULLBERG 

THE LISTENERS.
20 sierpnia w Teatrze Studio w Warszawie odbył się jedyny pokaz szwedzkiej grupy tańca 
współczesnego Cullberg. Choreografka Alma Söderberg pokazała jak można połączyć 
taniec, ruch, muzykę, dźwięki i głosy tancerzy w jeden spójny spektakl.

Cullberg to jeden z najbardziej znanych szwedzkich 
zespołów tańca współczesnego, który od końca lat 60-
tych XX w. prezentuje swoje prace nie tylko w Europie, 
ale i na całym świecie. W ostatnich czterech latach grupa 
zaprosiła do współpracy trzech wybitnych artystów: Almę 
Söderberg, Deborah Hay i  Jeftę van Dinthera. Wybór padł 
właśnie na nich, ponieważ każdy/każda z nich reprezentuje 
swoje własne niepowtarzalne podejście do pracy z ciałem 
i ekspresji twórczej, w których sięgają po niezliczoną 
liczbę źródeł, badając sposoby w jakie można kreować, 
przedstawiać i łączyć taniec z innymi dziedzinami sztuki. 
The Listeners są właśnie takim poszukiwaniem – Alma 
Söderberg bada bowiem związek tańca, ruchu z muzyką, 
dźwiękiem. Nie bez powodu nazywa więc spektakl 
koncertem muzycznym. 

Kiedy scena wyłania się powoli z mroku pojawia  
się pierwszy dźwięk przypominający wycie syreny, 
zupełnie tak jakby artyści chcieli przyciągnąć uwagę 
widza – „Jesteśmy. Zaczynamy”. Kostiumy w ciepłych, 
złamanych barwach i delikatne światło reflektorów 
harmonizują z miękkimi rytmicznymi ruchami ich ciał. 
Rytm, głos i ruch – podstawowe elementy tworzące 
każdy spektakl szwedzkiejchoreografki – pojawiają się 
natychmiast, podobnie jak cykliczne powtórzenia gestów 
i dźwięków. Kiedy taniec nabiera tempa, a ruchy kończyn 
stają się coraz szersze, artyści rozpoczynają zabawę  
z dźwiękiem. Z początku próbują swych głosów jakby 
sami dla siebie, ale po chwili zaczynają współdziałać. 
Ich działanie przemienia się w grę – głosy łączą się 
i mieszają, gestom odpowiadają ruchy ciała innych 

zdj. The Listeners. Materiał prasowy organizatora.
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tancerzy, widać przepływ energii między nimi, swoisty 
dialog. Jest to również eksperyment badawczy – widz 
obserwując artystów śledzi powstające na scenie relacje 
pomiędzy słyszanymi dźwiękami i muzyką a ruchem ciała 
w przestrzeni. To poruszające się i wydające głos ciało 
staje się instrumentem, taniec jest narzędziem opisującym 
dźwięk, a dźwięk – narzędziem opisującym ruch. 
Koncert, który tańczy przed nami Cullberg to jednak 
nie tylko gra grającego ze słuchaczem, to również gra 
widowni z artystą – proces, wymiana wrażeń, które 
zachodzą w obie strony. Nadaje to spektaklowi znamiona 
reżyserowanej improwizacji, miejscami może nawet 
performansu, szczególnie wtedy, gdy tancerze wykonują 
partie solowe, bawiąc się gestem i głosem, i reagując 
na zachowanie i odbiór publiczności. The Listeners jest  
w związku z tym wspólną muzyczno-ruchową eksploracją 
tancerzy i widowni. Być może dlatego powtarzające się 
wciąż sekwencje nie rażą i choć momentami mogą nieco 
nużyć oglądającego, stworzona z nich narracja wciąga, 
momentami hipnotyzuje. Widz ma dzięki temu czas, aby 
doświadczyć stwarzanej na jego oczach sztuki i odnaleźć 
własną interpretację, swoją drogę poprzez spektakl. 
Swoistą cezurą  stają się te fragmenty choreografii,  
w których nastaje cisza, słychać wtedy jedynie szelest stóp 
szurających o scenę, oddech tancerzy i możemy śledzić 
rytmiczny ruch ciał. 
The Listeners nie jest więc sztuką taneczną w tradycyjnym 

tego słowa znaczeniu, a taniec jest tu bardziej pomostem 
pomiędzy dźwiękiem a przestrzenią, niż bazą spektaklu. 
Być może dlatego u wielu widzów może pozostawić 
niedosyt – oszczędna w formie wyrazu i ekspresji 
choreografia nie jest tu na pierwszym miejscu, stanowi 
jedynie jeden z elementów kreacji artystycznej. Mimo to, 
a może właśnie dlatego, publiczność nagrodziła Cullberg 
owacją na stojąco, a z kuluarowych rozmów wyłaniał się 
raczej pozytywny odbiór i zaskoczenie formą sceniczną.  
Ja jestem ciekawa jak dalej potoczą się dźwiękowo-
ruchowe poszukiwania zespołu i samej Almy Söderberg.

Justyna Stanisławska

Tytuł: The Listeners 
Choreografia: Alma Söderberg
Dramaturgia: Igor Dobričić
Muzyka: Dehendrik Lechat Willekens
Kostiumy: Behnaz Aram
Reżyseria świateł: Pol Matthé
Wykonanie: Anna Fitoussi, Camille Prieux, Eliott 
Marmouset, Johanna Tengan, Katie Jacobson, Cecilia 
Wretemark-Hauck, Unn Faleide, Victor Pérez Armero
Data i miejsce: Teatr Studio (duża scena), 20.08.2022.
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KONCEPTUALNY MUSICAL 
GUPPY 13 

W RAMACH II KRAKOWSKIEGO 
FESTIWALU TAŃCA

Sail, little brother, sail, little sister. Ahoy!

W czasie II Krakowskiego Festiwalu Tańca odbyła się premiera konceptualnego musicalu 
Guppy 13 zrealizowanego przez Wojtka Klimczyka, Martę Wołowiec, Klaudynę Schubert 
i Filipa Koguta. Inspiracja rejsem artysty i fotografa Basa Jana Adera stała się dla 
wykonawców okazją do stworzenia spektaklu będącego pełną metafor podróżą w czasie 

i w głąb ludzkiej kondycji. 

Premierowe przedstawienie pod tytułem Guppy 13 
zrealizowane przez kolektyw, w skład którego wchodzą: 
Wojtek Klimczyk, Marta Wołowiec, Klaudyna Schubert 
i Filip Kogut, zabrało publiczność w pełną wrażeń  
i różnorakich odwołań morską podróż. 

Pierwszy rzut oka na tytuł spektaklu wzbudził mój, 
i jak okazało się po rozmowach w kuluarach, nie tylko 
mój niepokój. Guppy 13? A może w programie zdarzyła 
się literówka? Może miało być Grupa 13, a może Głupi, 
Gupik lub Gupta? Do tego ta 13. Wszystko okazało się 
jednak zamierzonym nawiązaniem do losów Basa Jana 
Adera i jego rejsu przez Atlantyk jachtem typu Guppy 13. 

Bas Jan Ader, właściwie Bastiaan Johan Christiaan 
„Bas Jan” Ader, urodzony 19 kwietnia 1942 roku, był 
holenderskim artystą konceptualnym i fotografem.  
Z różnym skutkiem, często bez powodzenia, spełniał 
swój American Dream. W 1975 roku wyruszył ze 
Stanów Zjednoczonych przez Atlantyk jachtem „Ocean 
Waves” typu Guppy 13. Dryfującą po oceanie jednostkę 
namierzono po 9 miesiącach. Nie odnaleziono ciała Adera, 
co przyczyniło się do spekulacji na temat jego dalszych 
losów.

Już na początku spektaklu twórcy spotęgowali 
zainteresowanie widzów przez rzutowane w tle, powolnie 
płynące, świetnie zrealizowane wizualizacje stworzeń 
morskich: krewetek, ukwiałów, płaszczek i delfinów 
oraz fal bijących o brzeg lądu. Autorką projekcji była, 
debiutująca z powodzeniem w tej roli, Klaudyna Schubert. 
Warstwę wizualną i scenograficzną przedstawienia 
uzupełniały ciemne worki – poduchy – skrawki lądu 

(?), niebieski materac pośrodku sceny – tratwa (?) oraz 
elementy ubiorów, które artyści zdejmowali z siebie  
i bardzo precyzyjnie układali na podłodze. 

Pierwszy na scenie pojawił się Mężczyzna – Wojtek 
Klimczyk. Początkowo ubrany był w żółty sztormiak, gruby 
wełniany sweter, zimową czapkę, ortalionowe spodnie 
dresowe i buty marki… Relaks. Kobieta – Marta Wołowiec 
– miała na sobie jednoczęściowy kostium kąpielowy, na nim 
koszulę i białe krótkie spodenki, opaskę z przezroczystym 
daszkiem, żółty plecak, a na nogach silikonowe, lśniące, 
niebieskie sandałki. Znamienna była ta początkowa różnica 
między ubiorami obojga wykonawców. Męski strój był 
ochronny, ciężki, jakby wyjęty z szafy żeglarza z lat 70.  
i 80. Damski był lekki, letni i współczesny. Wykorzystanie 
w spektaklu ikonicznego wyrobu przemysłu obuwniczego 
ostatnich lat PRL-u, spowodowało, że opowieść  
o holenderskim artyście nabrała wartości uniwersalnej, 
niezależnej od kontekstu narodowego, czy historii Adera. 
Podczas wykonywania jednej z piosenek Mężczyzna 
włożył na głowę maskę morsa, którą Kobieta wcześniej 
nosiła w plecaku. Podkreśliło to utożsamianie się bohatera 
z otaczającym go oceanem.

Po upływie połowy spektaklu wykonawcy zakładali 
elementy ubioru drugiej osoby. Kobieta – noszone 
wcześniej przez mężczyznę relaksy, Mężczyzna – opaskę  
z daszkiem. Prawie natychmiast przyszły mi na myśl zwroty 
frazeologiczne wejść w czyjeś buty czy patrzeć czyimiś 
oczyma. Przypomniało mi to też ten moment w życiu, gdy 
uświadamiamy sobie, że choć przez lata zarzekaliśmy 
się, że nigdy nie będziemy tacy sami jak nasi rodzice, 
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to z wiekiem coraz bardziej jesteśmy do nich podobni – 
wchodzimy w ich buty lub chwilę, gdy w trakcie długo 
trwającego związku garderoba partnerów częściowo staje 
się wspólna. 

Wymiana elementów odzieży to jednak przede 
wszystkim metafora wymiany uniwersalnych doświadczeń, 
podobnych lub wspólnych dla każdego człowieka, tak jak 
w końcowej części spektaklu podobne do siebie stały się 
ubiory wykonawców. Zmiana garderoby to część dialogu, 
który rozgrywał się między bohaterami na poziomie 
scenograficznym, wokalnym i ruchowym, poprzez 
który wykonawcy ukazywali widzom podejmowanie 
kolejnych życiowych prób i popełnianie błędów, upływ 
czasu i zmianę pokoleniową, doświadczenie straty  
i śmierci. Skłaniali publiczność do stawiania sobie pytań 
o tożsamość, o przybierane w życiu role i nakładane 
maski, o to kim jesteśmy i jakie są granice naszego świata. 
Wydaje się intrygujące, że mimo dialogu wykonawcy 
prawie w ogóle nie wchodzili ze sobą w kontakt fizyczny. 
Pomimo to, w prezentowanej rozmowie, obecne było 
wszystko, co dotyka ludzi, bez względu na to, czy urodzili 
się w Holandii, pracują w Stanach Zjednoczonych, czy 
mieszkają w Polsce. 

Twórcy przedstawienia nie bez powodu nazywają 
go konceptualnym musicalem. Świetnie brzmiące songi 
skomponowane przez Filipa Koguta i Wojtka Klimczyka 
(projekt Black Black Rooster) i wykonywane przez Wojtka 
Klimczyka i Martę Wołowiec przy wsparciu muzyczno-
wokalnym Filipa Koguta, łagodnym klimatem new 
romantic pasowały do spokojnych wizualizacji i strojów 
nawiązujących do lat 80. Anglojęzyczne utwory są w mojej 
opinii świetnym materiałem na płytę i z niecierpliwością 
czekam na planowane koncerty klubowe Black Black 
Rooster. Jak dowiedzieliśmy się po spektaklu, był to 
też, tym razem pełnowymiarowy, debiut wokalny Marty 
Wołowiec. Próbę tę należy ocenić pozytywnie. Dodatkową 
trudnością dla artystów było wykonywanie część utworów 
w ruchu, w staniu rękach lub w pozycji mostka.

W warstwie choreograficznej spektaklu dominował 
spokojny, minimalistyczny ruch, który chwilami 
tworzył wrażenie wykonywanego w technice slow 
motion. Wykonawcy często poruszali się w płaszczyźnie 
horyzontalnej, blisko ziemi, na niskim i średnim poziomie. 
Pozycja pionowa oznaczała zmianę dynamiki ruchu  
i narracji. Pojawiały się wtedy, przypominające grę  
w klasy lub przeskakiwanie płytek chodnikowych przez 
dzieci, podskoki, upadki i podnoszenie się a bohaterowie 
częściej wchodzili ze sobą w kontakt fizyczny. Rozumiany 
stereotypowo taniec wykonywano właściwie tylko raz, 
w trakcie piosenki śpiewanej przez Mężczyznę w masce 
morsa. 

Guppy 13 to kreacja głęboko przemyślana, 
wieloaspektowa, precyzyjna i zdecydowanie warta 
obejrzenia. Wbrew tragicznej historii Adera, podróż 
zaproponowana przez artystów była ciepła, kolorowa, 
trochę baśniowa, a miejscami zabawna. W swojej 
opowieści autorzy nie uciekali od trudnych emocji, ale 
opowiadali o nich z akceptacją i dystansem. Zarówno 
debiut Klaudyny Schubert jako realizatorki wizualizacji, 
Marty Wołowiec jako wokalistki, jak i powrót Wojtka 
Klimczyka na scenę po kilkunastoletniej przerwie, trzeba 
uznać za jak najbardziej udane. Warto było się wybrać  
z artystami w rejs przez Atlantyk, ale przede wszystkim  
w podróż w czasie i w głąb siebie.

Krzysztof Hliniak

Guppy 13

Reżyseria: Wojtek Klimczyk

Choreografia: Marta Wołowiec

Występują: Marta Wołowiec, Wojtek Klimczyk, Filip Kogut

Muzyka: Black Black Rooster (Wojtek Klimczyk & Filip Kogut)

Światło i projekcje: Klaudyna Schubert

Produkcja: Krakowskie Centrum Choreograficzne – Nowohuckie Centrum 
Kultury

Premiera: 5 sierpnia 2022 roku, Krakowskie Centrum Choreograficzne – 

Nowohuckie Centrum Kultury, II Krakowski Festiwal Tańca
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15 stycznia 2022 roku upłynęło 400 lat od urodzin 
jednego z najwybitniejszych światowych komediopisarzy 
- Jeana Baptiste’a Poquelina znanego powszechnie jako 
Molier. Ten wybitny twórca, piętnujący ludzkie przywary,  
w swoich dziełach łączył elementy farsy ludowej, commedia 
dell’arte i klasycznej sztuki komicznej włączając w nie 
liczne fragmenty taneczne. Rocznicy urodzin Moliera 
był poświęcony kulminacyjny punkt Festiwalu Tańców 
„Cracovia Danza” – spektakl Pan Molier prosi do tańca 
według scenariusza Romany Agnel. Przedstawienie swoją 

teatralną premierę miało 7 czerwca w krakowskim Teatrze 
Varieté.. 

W spektaklu brali udział artyści Baletu Cracovia 
Danza, aktorzy Trupy Komedianty, uczniowie polskich 
szkół baletowych, uczestniczący w master class oraz mistrz 
tańca barokowego Pierre-François Dollé. Przedstawienie 
zaplanowano początkowo na 23 lipca wieczorem,  
ale w związku z nawałnicą, która tego dnia przeszła 
nad Krakowem, wystawione zostało w dniu następnym 
przed południem. Odwoływało się do treści i kompozycji  

R E L A C J A

MOLIER WSZYSTKICH 
ZAPROSIŁ DO TAŃCA

W II połowie lipca odbył się 23. Festiwal Tańców Dworskich. Tematem przewodnim 
imprezy była rocznica 400-lecia urodzin Moliera. Prezentacje festiwalowe odbywały się  
na Rynku Głównym w Krakowie, w Muzeum Książąt Czartoryskich, na placu Jana 
Nowaka Jeziorańskiego i w Ogrodzie Botanicznym. Prezentacji spektakli towarzyszyła 
bogata oferta warsztatów tańca dawnego, skierowana do dorosłej i młodszej publiczności, 
jak też do uczniów państwowych szkół baletowych. 

Zdj. Magiczne ogrody, Fot. Krzysztof Hliniak
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tanecznych trzech molierowskich komedio-baletów  
i można było zobaczyć podczas niego najbardziej znane 
utwory taneczne tamtej epoki, w tym menuet i marsz 
turecki Jeana Baptiste’a Lully’ego ze sztuki Mieszczanin 
Szlachcicem, Ballet Air des satyres Marca-Antoine’a 
Charpentiera z Chorego z urojenia czy bourree i rondeau 
z Małżeństwa z musu Lully’ego. Wybór atrakcyjnych dla 
widzów fragmentów komediowych sprawnie połączonych 
z odpowiednio dobranymi częściami tanecznymi 
spowodował, że spektakl został bardzo dobrze przyjęty 
przez publiczność oglądającą go na Rynku Głównym  
w Krakowie. Na szczególną pochwałę zasługują młodzi 
adepci sztuki tańca - uczestnicy festiwalowych master 
class, którzy zaprezentowali się na scenie. 

Do epoki Moliera odwoływały się również prezentacje, 
które miały miejsce 27 lipca w krakowskim Ogrodzie 
Botanicznym. Pokazy programu Magiczne ogrody 
nawiązywały do typowych dla baroku zabaw tanecznych 
w plenerze i odbywały się w nowo wybudowanej, 
nagradzanej w wielu konkursach architektonicznych 
szklarni „Viktoria”. Na marginesie warto zaznaczyć,  
że ten budynek swoim klasycyzującym stylem nawiązuje 
do dziewiętnastowiecznych zabudowań tego najstarszego 
w Polsce (1783) ogrodu botanicznego, który pierwotnie 
został zaprojektowany nomen omen jako park barokowy 
typu francuskiego. W tej pełnej zieleni przestrzeni pojawiły 

się ożywione antyczne posągi, postaci z greckiej mitologii, 
pasterze i pasterki, wspólnie snujące lekką opowieść  
o zauroczeniu, flircie i miłości.

Taniec barokowy był również tematem 
ogólnodostępnych warsztatów prowadzonych podczas 
festiwalu przez Pierre’a-Francois Dollégo, jak i master 
class dla kilkudziesięciu uczennic i kilku uczniów polskich 
państwowych szkół baletowych, którzy przyjechali na 
nie z Gdańska, Łodzi, Poznania i Warszawy, a efekt ich 
pracy można było zobaczyć we wspomnianym wcześniej 
spektaklu.

Podczas Festiwalu Tańców Dworskich nie mogło 
zabraknąć miejsca dla sztuki tańca epoki renesansu. 
Całość festiwalowego programu spięły klamrą spektakle 
odwołujące się do czasów Damy z łasiczką. Pierwszymi były 
pokazy Damy, księżniczki i inne dwórki oraz Jak tańczono 
w dawnych wiekach, które poprzedziły spektakl Szachy 
według Jana Kochanowskiego. Wszystkie trzy pokazy 
oraz towarzyszące im otwarte warsztaty tańca dawnego 
miały miejsce 16 lipca 2022 roku na placu Jana Nowaka-
Jeziorańskiego przed Galerią Krakowską. Ta nowa dla 
pokazów festiwalowych przestrzeń pozwoliła przyciągnąć 
nań publiczność, która do tej pory nie miała kontaktu z tym 
rodzajem tańca. Jak było widać po reakcjach, wiele osób 
było zaciekawionych tańcem dawnym i chętnie wzięło 
udział w jego nauce. Zamykające festiwal przedstawienie 

Zdj. Pan Molier prosi do tańca, Fot. Krzysztof Hliniak
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La Fortuna. Dama z łasiczką, które odbyło się w Muzeum 
Książąt Czartoryskich przybliżyło widzom historię 
najbardziej znanego obrazu w polskich zbiorach. Taniec 
renesansowy znalazł swoje miejsce podczas warsztatów, 
które odbywały się w czasie festiwalu i w trakcie 
kończącego go balu dla warsztatowiczów. Warsztaty i bal 
poprowadziła francuska mistrzyni tańca dawnego Marie-
Claire Bär Le Corre.

Ważne miejsce w czasie Festiwalu Tańców Dworskich 
ma zawsze polski taniec dawny. Po spektaklu Pan Molier 
prosi do tańca tradycyjnie odbyło się wspólne odtańczenie 
poloneza. Także w tym roku było ono przypomnieniem 
starań o wpisanie tego tańca na Listę niematerialnego 
dziedzictwa UNESCO. W ramach warsztatów miała 
natomiast miejsce nauka polskiego tańca dawnego. 
Poloneza i mazura w ich XVIII-wiecznej wersji nauczał 
znakomity znawca polskich tańców Leszek Rembowski.

Ważna jest edukacyjna rola festiwalu, do której 
przyczynia się zarówno otwarty charakter imprez 
festiwalowych, jak i wspomniana już nauka tańca 
dawnego w trakcie warsztatów i pokazów. Oprócz 
ogólnodostępnych zajęć skierowanych do pełnoletniej 
publiczności i wspomnianych master class dla uczniów 
szkół baletowych, odbyły się także kolejne warsztaty  
z cyklu Kraków tańczy pod Wawelem. Te cieszące się dużym 
zainteresowaniem zajęcia plenerowe adresowane były  

do krakowskich dzieci i młodzieży, a ich pierwsza edycja 
miała miejsce w zeszłym roku. Tym razem poprowadzili 
je tancerze Baletu Cracovia Danza: Nikoleta Giankaki – 
taniec grecki, Małgorzata Nabrzeska – taniec hiszpański, 
Łukasz Szkiłądź – taniec francuski i Marta Yildriz – taniec 
włoski. 

Na koniec warto wspomnieć, że festiwalowe pokazy w 
krakowskim Ogrodzie Botanicznym i w Muzeum Książąt 
Czartoryskich zostały zarejestrowane i zostaną pokazane 
w Telewizji Kraków w następnych miesiącach.

23. Festiwal Tańców Dworskich „Cracovia Danza” nie 
obył się bez niespodzianek, o których zdecydowała zmienna 
i deszczowa pogoda w trakcie dwóch festiwalowych 
tygodni. Mimo to jego wydarzenia cieszyły się dużym 
zainteresowaniem widzów i całość przedsięwzięcia  
z pewnością można uznać za udane.

Krzysztof Hliniak

Dyrektor artystyczny: Romana Agnel
Organizator: Balet Cracovia Danza
Współorganizator: Fundacja Ardente Sole

Partnerzy: Konsulat Francuski w Krakowie, Instytut Francuski w 
Krakowie, Trupa Komedianty, High Enough Film Production, Galeria 
Krakowska, Ogród Botaniczny Uniwersytetu Jagiellońskiego, Muzeum 

Narodowe, Air France, Restauracja Chimera.

Zdj. Masterclass, Fot. Krzysztof Hliniak
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MĄDROŚĆ PRZEMIJANIA… 
CZYLI ODDAJMY GŁOS 

SENIOROM!
O premierze The voice of Seniors Barbary Bujakowskiej, Karola Miękiny i Łukasza Laxy, 

w ramach II edycji Krakowskiego Festiwalu Tańca.

W dniach 1-7. sierpnia 2022 roku odbyła się II edycja 
Krakowskiego Festiwalu Tańca zorganizowanego 
przez Krakowskie Centrum Choreograficzne z siedzibą  
w Nowohuckim Centrum Kultury w Krakowie. Warto 
tutaj zaznaczyć, iż jest to ogromne przedsięwzięcie  
o międzynarodowym charakterze, stanowiące syntezę 
dotychczasowych trzech wydarzeń organizowanych 
przez KCCH tj. Festiwal Tańca Współczesnego Spacer, 
konkurs choreograficzny 3…2…1…TANIEC!, oraz 
BalletOFFestival. Kuratorki projektu: Marta Wołowiec, 
Dominika Wiak, Aleksandra Honza i Karolina Graca 
zaprosiły nas w tym roku do oksymoronicznego, acz 

frapującego  świata sztuki, nadając wydarzeniu hasło 
przewodnie: tu i teraz w nieskończoność. W festiwalowym 
folderze czytamy na ten temat: 

W programie II. edycji KRAKOWSKIEGO FESTIWALU 
TAŃCA kilkukrotnie zwracamy uwagę widza_dzki na 
pojęcie czasu. Aby czas nie był wyabstrahowanym 
konceptem, potrzebuje ciała. To dzięki ciału doświadczanie 
czasu staje się możliwe i to nasze ciało nadaje mu kolejnych 
właściwości. […] Czy nieskończoność jest niemożliwym 
konceptem? Być może, choć zaryzykujemy stwierdzeniem, 
że w doświadczeniu tańca nieskończoność staje się 
namacalna. Taniec to proces, ciągły ruch, ciągłe stawanie 
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się. […] Hasło tegorocznej edycji KRAKOWSKIEGO 
FESTIWALU TAŃCA ma w sobie także pragnienie 
sprawcze, bliskie wypowiedzi performatywnej, jakby 
chciało wpłynąć na otaczającą rzeczywistość, zatrzymując 
doświadczenie teraźniejszości. 

Ta niezwykle metaforyczna myśl w bardzo wiarygodny 
sposób wybrzmiewała nie tylko z licznych spektakli, 
których można było zobaczyć aż 20! - w tym trzy 
premiery główne (The voice of Seniors, Barbary 
Bujakowskiej, Karola Miękiny i Łukasza Laxy, Guppy 
13 Wojtka Klimczyka, Filipa Koguta, Klaudyny Schubert  
i Marty Wołowiec oraz Tymczasowe nośniki krajobrazu,  
w ramach rezydencji KCC, Aleksandry Bożek-
Muszyńskiej, Gieorgija Puchalskiego), a także 12 
prezentacji 11. edycji konkursu choreograficznego 
3…2…1…TANIEC! - ale również z pozostałych wydarzeń 
towarzyszących Krakowskiemu Festiwalowi Tańca. 
Warto tutaj wspomnieć o Wystawie Fotografii Klaudyny 
Schubert  (cykl fotografii z I edycji KFT „biorący pod 
obiektyw” różnorodność spektakli i działań artystów);  
o cyklicznych spotkaniach online z Wojtkiem Klimczykiem 
pt. Nieskończone ciało (filozoficzne rozważania 
wokół naszego ciała - starzejącego się, umierającego, 
tańczącego…nieskończonego); o warsztatach grupy 
krytycznej prowadzonych przez Hannę Raszewską-Kursę 

(efektem których były codzienne, często bardzo poetyckie 
recenzje uczestniczek warsztatów, które poprzez „trwałe” 
słowo uwieczniały właśnie to „tu i teraz” spektakli 
prezentowanych w ramach KFT); o Visual Ambient Jam 
Session odbywającym się na krakowskim Kazimierzu 
w przestrzeniach klubu i miejsca pracy twórczej Hevre 
(połączenie ambient jam, improwizacji muzycznej Pawła 
Pruskiego i tanecznej improwizacji uczestników KFT z live 
photo session, sesją zdjęciową realizowaną na żywo przez 
Klaudynę Schubert); o warsztatach ruchowych (bardzo 
różnorodnych prowadzonych przez niesamowitą rzeszę 
instruktorów); czy w końcu o niezwykłej identyfikacji 
wizualnej festiwalu autorstwa Zofii Kasprowicz  
i Weroniki Cyganik, a w szczególności o rzeźbie-plamie 
zdobiącej NCKowskie foyer, autorstwa Zofii i Szymona 
Karpowiczów (podobno każdy przechodzień przed nią 
przystawał i zaczynał tańczyć próbując uchwycić swoje 
odbicie w tej mieniącej się plamie wiszącej na ścianie, 
jakby kałuży, w której woda nieustannie, delikatnie się 
porusza będąc lustrem otoczenia).

	 Krakowski Festiwal Tańca, to na prawdę ogromne 
przedsięwzięcie, którego paleta wydarzeń jest tak 
różnorodna, że nie sposób nie znaleźć tu czegoś dla siebie, 
a przy tym odkryć, że taniec nie jest zarezerwowany 
tylko dla wąskiego grona wybrańców. Różne oblicza 

fot. Klaudyna Schubert
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tańca, podane w przystępny i interesujący sposób potrafią 
przyciągnąć i zagwarantować estetyczno-egzystencjalne 
przeżycia każdemu. Tu i teraz przez te siedem dni  
(a nawet dłużej w przypadku wydarzeń towarzyszących), 
pozostaje w widzu i uczestniku KFT w nieskończoność. 
Nie jest to jedynie moje prywatne odczucie, ale również 
sparafrazowana sentencja bazująca na wypowiedziach 
organizatorów, artystów i osób czynnie uczestniczących 
w Festiwalu w różnej formule. By mimo wszystko nie 
rzucać słów na wiatr, na krytyczny warsztat wezmę teraz 
jeden z premierowych spektakli KFT, The voice of seniors, 
zaznaczając ponownie, że jest to jeden z bardzo wielu  
interesujących punktów programu.

Z festiwalowego folderu dowiadujemy się, że spektakl 
jest efektem współpracy międzynarodowej, 
projektu który opierał się na kilku fazach  

i kilkunastu spotkaniach z wybranymi seniorami, których 
życie staje się motywem przewodnim spektaklu. Sam 
tytuł, The voice of seniors, również nie pozostawia pola do 
puszczenia wodzy fantazji naprowadzając nas literalnie na 
„libretto” dzieła. Widz zatem zasiada wygodnie na krześle 
niewielkiej widowni i patrzy na scenę - jest właściwie 
przekonany, że za chwilę ujrzy seniorów, przekonany, 

że już za chwilę zobaczy manifest przemijającego życia, 
starzenia się, wspomnień po przeżytych latach… Otóż 
tak i nie, jak lubią mawiać filozofowie i psycholodzy,  
a trochę w taki świat chcą nas wprowadzić autorzy 
projektu. To, balansowanie na granicy, to przemieszczanie 
się pomiędzy skrajnościami tego samego, kontrastowość 
oraz sięganie po sprzeczne i różnorodne środki wyrazu 
jest cechą przewodnią tego spektaklu. Na scenie widzimy 
aktorów w podeszłym już wieku, ale jakże energicznych 
i młodych duchem, ubranych w eleganckie, kolorowe, 
niemal neonowe rażące w oczy kostiumy, które (o ile…) 
przystoją tylko młodym ludziom… Widzimy amatorów (dla 
zdecydowanej większości był to debiut na scenie), jednak 
doprawdy ciężko tak o nich pisać i myśleć… Skomplikowanej 
choreografii i sekwencji tanecznych próżno szukać, 
ale wystarczy, że aktor przejdzie przez scenę, poruszy 
ręką, pokołysze się w parze z partnerem, połączy w kole  
z innymi i ta subtelna, piękna prostota ruchu zaspokaja 
nawet najbardziej głodnego tańca widza… Również 
kolażowa i bardzo różnorodna muzyka, teksty, cytaty 
popkulturowe nawiązujące do poprzednich pokoleń 
(w tle piosenka Siomona & Garfunkela, nawiązanie do 
piosenek Grechuty, czy wierszy Szymborskiej, recytacja 
tekstu piosenki Myslovitz Długość dźwięku samotności), 
z drugiej strony znane każdemu.
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The voice of Seniors, mimo, że oparty na oksymoronach, 
stanowi spójną całość – warstwy: scenograficzna, 
muzyczna, ruchowo-aktorska, koncepcyjno-reżyserska 
bardzo ze sobą współgrają. Ta tragikomedia, jak mówi 
o spektaklu reżyserka Barbara Bujakowska, porusza 
najbardziej uniwersalne, jednocześnie trudne, życiowe 
tematy - manipulacji, której się poddajemy, schematów,  
w których tkwimy, stereotypów, których nie kwestionujemy, 
zasad i wartości kulturowych, w które ślepo wierzymy, 
wychowania, któremu bezrefleksyjnie ufamy.  
Czy to ze sceny, czy to z projekcji, słyszymy, owszem, 
wyreżyserowany, ale bardzo osobisty głos seniorów 
odpowiadających na pytania: „co lubię?”, „czego nie lubię?”, 
„co mi sprawia przyjemność?”, „czego mi brakuje?”.  
Te i inne wypowiedzi - te bardziej osobiste, te przytoczone 
przez ścieżkę muzyczno-wokalną, te zapożyczone  
z popkultury w postaci cytatów wypowiadanych przez 
aktorów i te niezwerbalizowane a przekazane mową ciała, 
są bardzo wymowne i silne, w być może oczywistym,  
ale jednak wymagającym ciągłego przypominania 
przekazie. Wszyscy, bez względu na wiek, mamy prawo 
do przeżycia życia po swojemu, zgodnie z własnymi 
przekonaniami i upodobaniami. W miłości ze sobą,  
z innymi i ze światem z bagażem różnorodnych 
doświadczeń - seniorzy pląsają wspólnie po łące,  
a z ich twarzy bije dziecięca radość (ten obraz ukazuje 
nam projekcja), po czym w końcowej scenie każdy  
z nich porywa wybranego widza do tańca. Publiczność do 
głębi wzruszona, aplauzom i zachwytom nie ma końca. 
Pierwszy premierowy spektakl w ramach Krakowskiego 
Festiwalu Tańca okazał się niezwykły, nie tylko ze względu 

na swoje walory estetyczne, ale przede wszystkim na 
wielowymiarowy proces twórczy oraz osobiste doznania, 
emocje i refleksje, jakie wywołał wśród samych autorów 
projektu, czy widzów. 

Oddajmy głos seniorom. Wsłuchajmy się w nasz własny. 

Walczmy o (od)ważne projekty. Nie bójmy się ich realizacji. 
Oby więcej takich przedsięwzięć!

Marta Mück

Twórcy: Barbara Bujakowska, Karol Miękina, Łukasz 
Laxy

Obsada: Zuzanna Bień, Jacek Dyląg, Urszula Kłosowska, 
Marta Kuklicz, Grażyna Kuświk, Grażyna Ladyra, Ewa 
Michałowicz, Bogumiła Simińska, Wojciech Skowronek, 
Janina Zarzycka-Bem

Koordynatorka projektu: Dorota Kawęcka

Produkcja: Krakowskie Centrum Choreograficzne - 
Nowohuckie Centrum Kultury

Projekt Współfinansowany przez rządy Czech, Węgier, 
Polski i Słowacji w ramach  Grantów Wyszehradzkich ze 
środków Międzynarodowego Funduszu Wyszehradzkiego. 
Misją funduszu jest rozwój  idei zrównoważonej 
współpracy regionalnej w Europie Środkowej.
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18. MIĘDZYNARODOWY FESTIWAL
 TAŃCA ZAWIROWANIA – EDYCJA 

SIERPNIOWA 2022
Tegoroczna sierpniowa edycja Międzynarodowego Festiwalu Tańca Zawirowania, mimo 
ciekawie zapowiadających się propozycji tanecznych, nie zaskoczyła widzów niczym 
wyjątkowym, ale nie była też artystyczną stratą czasu. Na kilka elementów warto zwrócić 
uwagę…

W dniach 12-23 sierpnia Zawirowania zaprosiły widzów 
na kolejną letnią odsłonę festiwalu. Tym razem, oprócz 
spektakli tanecznych w plenerze oraz Sali teatralnej,  
w programie znalazł się pokaz VR. 
Pod dachem mogliśmy obejrzeć spektakl szwedzkiej 
grupy Cullberg zatytułowany The Listeners oraz  
polsko-węgierski duet w spektaklu Hakuna Matata. 
Szwedzi zaprezentowali ciekawy projekt będący 
połączeniem tańca, ruchu z muzyką i śpiewem samych 
tancerzy lub wydawanymi przez nich dźwiękami.  
Praca pod kierunkiem Almy Söderberg zaowocowała 
nie tyle spektaklem tanecznym, co raczej interesującym 
koncertem, którego dopełnieniem stał się ruch, 
instrumentami były zaś ciała artystów. Warstwy muzyczna 
i kinetyczna przeplatają się tworząc harmonijną, choć 
momentami przydługą, formę. Mimo to jest to forma 
podlegająca nieustannej transformacji na oczach widza, 
przez co pozwala mu niejako śledzić pewien proces 
twórczy, w efekcie którego powstaje spektakl. 
Duet Feher–Paczkowska to z kolei taneczna opowieść 
o radości wyrażonej poprzez ruch. Ruch jako najbliższe 
człowiekowi medium przez które może w pełni 
wyrażać siebie, swoje wnętrze i targające nim emocje. 
Choreografia Hakuna Matata jest niezwykle dynamiczna 
i łączy w sobie elementy zarówno tańca nowoczesnego, 
jak i fizycznego, czy rytualnego tańca plemiennego  
z motywami animalistycznymi. Ruch tancerzy jest bardzo 
energetyczny, sekwencje ułożone precyzyjnie i z dbałością 
o detale, widać pracę mięśni i impulsy inicjujące pracę ciała. 
Mimo ciekawego układu i niezwykłego, odczuwalnego 
przepływu energii spektakl pozostawia pewien niedosyt 
– brakuje klamry wieńczącej całość, elementu, który 
podsumuje i wydobędzie przesłanie twórców choreografii.

Plenerowy pokaz Wężowych Bogiń nie miał w tej edycji 
szczęścia do pogody. Pierwszy pokaz nie odbył się  
z powodu nagle przetaczającej się nad Warszawą burzy, 
o czym widzowie dowiedzieli się dopiero pod Pałacem 
Kultury i Nauki, a drugi został przełożony na kilka godzin 
przed planowanym terminem, co uniemożliwiło wielu 
osobom udział w wydarzeniu. Szkoda pracy wielu artystek 
i artystów z Grecji, Włoch i Polski, bowiem spektakl 
łączy współczesne wątki feministyczne z odwołaniami 
do postaci kobiety-bogini-matki, obecnej w starożytnych 
kulturach słowiańskich i minojskiej. Cóż… na pogodę nie 
mamy wpływu, ale na sprawną organizację i informację 
jak najbardziej, dlatego szkoda, że projekt ten umknął 
świadomości wielu widzów.
Największym rozczarowaniem festiwalu był zdecydowanie 
krótki pokaz projektu Machol Shalem Dance House 
zatytułowany Tancerze z Izraela. Składający się z trzech 
części, zawierający dwie choreografie i performans, program 
nie wnosi nic nowego w warstwie choreograficznej, czy 
koncepcyjnej, a dodatkowo pozostawia wiele do życzenia 
od strony jakości obrazu. Wydaje się, że twórczość 
izraelskiego zespołu byłaby zdecydowanie mniej nużąca, 
gdyby obraz VR był ostry i nie opierał się na kontraście 
jasne-ciemne, co męczy oko widza i pod koniec pokazu 
wywołuje irytację oglądającego.
Podsumowując – wydaje się, że czerwcowa odsłona 
festiwalu wypadła znacznie lepiej, była bardziej 
zróżnicowana pod kątem repertuaru i na wyższym 
poziomie artystycznym, choć i w sierpniu miłośnicy tańca 
mogli znaleźć coś dla siebie.

Justyna Stanisławska

R E L A C J A
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zdj. Hakuna matata, Fot. Jokuti Gyorgy, materiał prasowy organizatora

R E L A C J A

10.08.2022 / 19.00 i 23.08.2022
Tytuł: Wężowe Boginie
Teatr Tańca Zawirowania & ArtGarage
Wykonanie i kreacja: Iza Prokopek, Ilona Gumowska, 
Amanda Nabiałczyk, Magda Wójcik, Agata Pankowska
Opieka artystyczna, choreografia: Elwira Piorun

20.08.2022 / 19.00
Tytuł : The Listeners 
Choreografia: Alma Söderberg
Dźwięk: Hendrik Willekens

Kostiumy: Behnaz Aram
Oświetlenie: Pol Matthé
Dramaturgia: Igor Dobricic
Konsultacje artystyczne: Anja Röttgerkamp
Produkcja: Cullberg
Koprodukcja: Norrlandsoperan (Umeå) PACT Zollverein 
(Essen) i Hellerau (Drezno)

1.08.2022 / 19.00
Tytuł: Hakuna Matata 
Taniec: Karolina Paczkowska, Ferenc Fehér
Kreacja: Karolina Paczkowska, Ferenc Fehér, Ildikó 
Mándy, Kuba Pewiński
Muzyka: Ferenc Fehér
Konsultacje artystyczne: Ildikó Mándy
Reżyseria oświetlenia: Ildikó Mándy
Choreografia: Ferenc Fehér
Wsparcie: Farra and Pipi, B.B.

22.08. 2022 
Tytuł : Tancerze z Izraela – Pokaz VR
Wykonanie:  Machol Shalem Dance House
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W Warszawie zakończył się 21. Międzynarodowy  
Festiwal Sztuki Tańca i Performansu Ciało/Umysł. 
Tegoroczna edycja C/U pod hasłem „Wolno Tańczyć!” 
gościła na scenach STUDIO teatrgaleria, Komuny 
Warszawa oraz w siedzibie Instytutu Sztuki PAN od 
10 do 15 października. Na Festiwal zaproszeni zostali 
artyści z Brazylii, Portugalii, Ukrainy oraz Polski. 
Program festiwalowy wypełniały spektakle pokazywane 
po raz pierwszy w Polsce, premiery, międzynarodowa  
konferencja naukowa, warsztaty, rozgrzewki ruchowe 
oraz spotkania widzów z artystami. Online, na e-Scenie 
C/U dostępne były również eseje do posłuchania oraz 
rejestracje spotkań z artystami. W ciągu festiwalowego 
tygodnia odbyły się 34 wydarzenia. Udział wzięło 50 
artystów, 17 ekspertów z różnych dziedzin oraz 2280 
widzów i odbiorców.

Tegoroczną edycję otworzyła Międzynarodowa 
Konferencja Naukowa „ Prawo (do) tańca – konteksty 
estetyczne, kulturowe i polityczne” zrealizowana we 
współpracy z Instytutem Sztuki PAN. W Komunie 
Warszawa artyści, Dominik Więcek oraz Anna Godowska 
i Sławomir Krawczyński zaprosili widzów do udziału 
w warsztatach. Na deskach  STUDIO teatrgaleria 

zaprezentowane zostały wszystkie tegoroczne spektakle 
festiwalowe. Swoje polskie premiery na C/U miały Alice 
Ripoll, Cia REC / LAVAGEM; Diana Niepce/ ANDA, 
DIANA; Olga Dukhovnaya / SWAN LAKE SOLO oraz 
Ana Borralho & João Galante / WORLD OF INTERIORS. 
Na Festiwalu pokazano premierę Renaty Piotrowskiej-
Auffret /UTERI MIGRANTES. Zaprezentowane zostały 
również prace Dominika Wiecka/ CAFÉ MÜLLER, Anny 
Steler/ ODBICIA oraz pokaz wideorejestracji spektaklu 
„Every Minute Motherland" Maciej Kuźmiński Company. 
Przed spektaklami, we foyer teatru widzowie mieli 
możliwość uczestniczenia w rozgrzewkach ruchowych 
„Wolne Tańce”.

W tym roku C/U postawiło na dotarcie do osób głuchych  
i niedosłyszących. Osoby głuche uczestniczące  
w spektaklach, spotkaniach z artystami i rozgrzewkach 
korzystały ze wsparcia tłumaczy polskiego języka 
migowego, subpacków oraz pętli indukcyjnych. 
Ambasadorem Głuchej Publiczności 21. C/U był Daniel 
Kotowski – artysta wizualny i performer, osoba głucha. 
Festiwal w budowaniu dostępności wspierały British 
Council oraz Fundacja Kultury Bez Barier.

21. MIĘDZYNARODOWY FESTIWAL  
SZTUKI TAŃCA I PERFORMANSU  

CIAŁO/UMYSŁ
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21. Ciało/Umysł
Międzynarodowy Festiwal Sztuki Tańca i Performansu
10-15 października 2022, Warszawa + online
Dyrektor artystyczna: Edyta Kozak
Dyrektor zarządzająca: Anna Szaniawska
Organizator: Fundacja Ciało/Umysł
Projekt współfinansowany przez Miasto st. Warszawę oraz dofinansowany ze środków Ministra Kultury, Dziedzictwa Narodowego i Sportu, 
pochodzących z Funduszu Promocji Kultury

Partnerzy: STUDIO teatrgaleria, Komuna Warszawa, Instytut Sztuki PAN, British Council, Europe Beyond Access, Institut Français Pologne

Patroni medialni: Radio TOK FM, TVP Kultura, Gazeta Teatralna „Didaskalia”, Miesięcznik „Teatr”, Magazyn „Taniec”, taniecPOLSKA.pl, 
E-teatr, Stronatanca.pl, Teatralny.pl, Teatrologia.Info.  
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Rys. Łazienki Królewskie w Warszawie. Widok z tarasu Palau na Wyspie na Staw Południowy, 1788; gwasz, akwarela, papier. Jan Piotr Norblin. 
Materiały Zamku Królewskiego w Warszawie.

SCENKI TANECZNE W PRACACH 
JANA PIOTRA NORBLINA

Wystawa Jan Piotr Norblin. Sentymentalny reporter to niezwykła okazja do 
zapoznania się z historią tańca poprzez historyczne źródła ikonograficzne. 

Wiek oświecenia to czas wielkich przemian społecznych  
i politycznych, to także znamienny czas w rozwoju sztuki: 
w malarstwie, w muzyce, architekturze, teatrze i tańcu 
ścierały się nowe prądy estetyczne i myśli teoretyczne. 

Na scenach teatrów, jak i na obrazach królowała tematyka 
mitologiczna i sielankowa, przedstawiająca  bohaterów  
w strojach dworskich (tzw. fête galante), bądź pasterskich 
(tzw. fête champêtre), tym samym dominowała tematyka 
związana z zabawami i wydarzeniami towarzyskimi 
odzwierciedlającymi życie wyższych sfer. Przedstawienia 
tego typu portretował nad Wisłą Jan Piotr Norblin,  
to właśnie w Polsce, gdzie spędził trzydzieści lat, w pełni 
rozwinął swój talent.  

Jean-Pierre Norblin de la Gourdaine (1745-1830), 
wykształcił się w Paryżu pod okiem batalisty Francesco 
Casanovy oraz w Królewskiej Akademii Malarstwa  
i Rzeźby. Z zamiłowania rembrandtysta, z powołania 
dworsko-sielankowy dekorator. Uważany za ojca polskiego 
malarstwa rodzajowego i jednego z czołowych artystów 
epoki stanisławowskiej. Przybył do Polski na zaproszenie 
Adama i Izabeli Czartoryskich w 1774 r. przyjmując 
pozycję nauczyciela rysunku książęcych dzieci. Szybko 

jednak zyskał sławę jako nadworny dekorator i malarz 
arystokratycznej rodziny.

W swojej twórczości nawiązywał m.in. do stylu rokokowego 
spod znaku Antoine’a Watteau. Z powodzeniem malował 
i rysował kompozycje fête galante – sielankowe sceny 
przedstawiające wytworne towarzystwo podczas 
plenerowych zabaw w otoczeniu bujnej roślinności 
sentymentalnych ogrodów. Liczne przykłady tego typu 
prac znajdziemy na wystawie  w Pałacu pod Blachą 
Zamku Królewskiego w Warszawie, między innymi  
Widok z tarasu Pałacu na Wyspie na Staw Południowy  
w Łazienkach Królewskich w Warszawie a także w stylu  
fête champêtre - Odpust na bielanach pod Warszawą  
w drugi dzień Zielonych Świątek.

Twórczość Norblina zyskała uznanie króla Stanisława 
Augusta Poniatowskiego. Kilka jego prac trafiło do kolekcji 
monarchy. Artystę fascynowało również codzienne życie 
polskiej ulicy. Z kronikarskim zacięciem ukazywał 
targi, kiermasze i zatłoczone karczmy,  przykłady takich 
scen znajdziemy w prezentowanych pracach na Zamku 
Królewskim w Warszawie.
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Rys. Scena w Parku Tuileries, ok 1807-1808, pióro, Jan Piotr Norblin. Materiały Zamku Królewskiego w Warszawie.

Rys. Odpust na Bielanach pod Warszawą w drugi dzień Zielonych Świątek 1784, gwasz, akwarela, Jan Piotr Norblin.  
Materiały Zamku Królewskiego w Warszawie.

Wystawa Jan Piotr Norblin. Sentymentalny reporter to 
pierwsza monograficzna prezentacja prac tego artysty w 
dziejach Zamku Królewskiego w Warszawie. Publiczności 
zaprezentowano 125 dzieł sztuki ze zbiorów Zamku – oleje, 
gwasze, akwarele, rysunki kreślone tuszem i akwaforty. 
Znaczna część prezentowanej kolekcji to relatywnie 
nowe nabytki i eksponaty przekazane w tym roku w 
darze przez Fundację Zbiorów im. Ciechanowieckich. 
Wśród prezentowanych prac znajdują się m.in. prace 
dotąd nieznane lub dotychczas uznawane za zaginione. 

Dla miłośników tańca, wystawa ta stanowi rzadką 
okoliczność do zapoznania się z oryginalnymi materiałami 
ikonograficznymi, zachęcającymi do studiowania historii 
tańca.

Redakcja
Kurator wystawy: Marta Zdańkowska, 

Wystawa Jan Piotr Norblin. Sentymentalny reporter

9 września–11 grudnia 2022 r.

Zamek Królewski w Warszawie – Muzeum, Pałac Pod Blachą

V A R I A



Taniec 3.2022 60

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



61 Taniec 3.2022

REGON: 364440790 							       NIP: 5252659089 							         KRS: 0000617387

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

Wydanie każdego numeru jest możliwe dzięki pomocy wolontariuszy: 
autorów i naszej redakcji, których misją jest pisanie o tańcu. Możesz 

okazać im swoje wsparcie dokonując symbolicznej subskrypcji  
lub “stawiając kawę”.  

Wesprzyj  nasze  dz ia łan ia  dokonując  prze lewu na  konto  fundac j i 

 Ins ty tu t  Rozwoju  Kul tury  z  dopisk iem „Taniec” . 
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Autor zdjęć: Michał Heller, materiały Mazowieckiego Teatru Muzycznego im. Jana 
Kiepury

Konkurs organizowany jest przez Mazowiecki 
Teatr Muzyczny im. Jana Kiepury od 2007 roku.
Twórcy zgłaszani są przez dyrektorów teatrów, 
sam konkurs składa się z dwóch etapów:  
w pierwszym etapie oceniane są materiały nadesłane 
w zgłoszeniu, drugi etap Konkursu polega na 
wyłonieniu laureatów spośród osób nominowanych.
Ilość kategorii jest zmienna, w tym roku nominacje 
ogłoszono w 16 kategoriach. W czerwcu Kapituła 
konkursu, w skład której wchodzą: Iwona Wujastyk- 
Przewodnicząca Kapituły, Dyrektor MTM; Barbara 
Kędzierska- scenograf, kostiumograf; Izabela Kłosińska- 
śpiewaczka operowa; Krystyna Mazurówna- tancerka 
i choreografka; Danuta Renz- wiceprzewodnicząca 
sekcji Teatrów Muzycznych ZASP; prof. Ryszard 
Karczykowski- śpiewak operowy; Maciej Pawłowski- 
kompozytor, dyrygent, reżyser; Andrzej Pągowski- 
artysta grafik; Jerzy Satanowski- kompozytor, reżyser, 
dyrygent; Daniel Wyszogrodzki- dziennikarz muzyczny; 
ogłosiła nominacje, wśród tegorocznych wyróżnionych 
nominowanych znaleźli się artyści tańca w 5 kategoriach. 
Statuetki wręczono laureatom podczas gali na scenie 
Mazowieckiego Teatru Muzycznego,  26 września 2022 r.

Gratulujemy laureatom i czekamy na kolejną edycję.

TEATRALNE NAGRODY  
DLA TANCERZY

Nagrody artystyczne z dziedziny tańca nie doczekały się jeszcze własnego konkursu, mimo 
prób jakim były Perły Tańca zorganizowane w roku 2019, dlatego kategorie taneczne 
w konkursie Teatralne Nagrody Muzyczne imienia Jana Kiepury cieszą niezmiernie! 

Zdj. Laureatka nagrody Anna Hop.

Zdj. Karol Urbański - Dyrektor ds. tańca Narodowego Instytutu Muzyki i Tańca.

V A R I A
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W kategorii Najlepsza choreografia nagrodę otrzymała 
Anna Hop, zgłoszona przez Teatr Wielki Operę 
Narodową,  
Pozostali nominowani: Robert Bondara – Teatr Wielki 
im. Stanisława Moniuszki w Poznaniu,  Robert Glumbek 
i Kevin O’Day - Opera na Zamku w Szczecinie, Artur 
Żymełka – Opera Śląska w Bytomiu
- w kategorii Najlepsza tancerka (klasyka) nagrodę 
otrzymała Malika Tokkozhina, zgłoszona przez Operę 
Krakowską,
Pozostali nominowani: Chiara Belloni – Opera na Zamku 
w Szczecinie,  Aleksandra Pawluczuk – Warszawska 
Opera Kameralna
- w kategorii Najlepszy tancerz (klasyka) nagrodę 
otrzymał Vladimir Yaroshenko, zgłoszony przez Teatr 
Wielki Operę Narodową,
Pozostali nominowani:  Adrian Navarro – Warszawska 
Opera Kameralna, Dzmitry Prokharau – Opera 
Krakowska
- w kategorii Najlepsza tancerka (pozostałe formy 
taneczne) nagrodę ex aequo otrzymały Emma McBeth, 
zgłoszona przez Operę na Zamku w Szczecinie oraz 
Aleksandra Piwowarek, zgłoszona przez Teatr 
Muzyczny w Poznaniu,
Pozostali nominowani: Ai Okuno – Opera Śląska w 
Bytomiu 
- w kategorii Najlepszy tancerz (pozostałe formy 
taneczne) nagrodę otrzymał Tomasz Pałasz, zgłoszony 
przez Mazowiecki Teatr Muzyczny im. Jana Kiepury.
Pozostali nominowani: Nazar Botsiy – Teatr Wielki w 
Łodzi, Miguel Eugênio de Sousa Júnior – Teatr Wielki 
im. Stanisława Moniuszki w Poznaniu, Koki Tachibana – 
Teatr Wielki w Łodzi.
Nagrodę specjalną za całokształt pracy artystycznej 
otrzymała Ewa Michnik, zgłoszona przez Operę 
Krakowską oraz Juliusz Multarzyński, zgłoszony przez 
Operę Śląską. 

Zdj. Laureaci XVI Teatralnych Nagród Muzycznych

Zdj. Emma McBeth z Karolem Urbańskim

Zdj. Tomasz Pałasz

Zdj. Anna Hop i Emma McBethZdj. Vladimir Yaroshenko
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Autorzy nr 2.2022
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 akademickiego 2018/2019 
w ramach kolejnych edycji programu Narodowego Instytutu Muzyki i Tańca w Warszawie „Białe plamy – muzyka i taniec” kierował lub 
uczestniczył w pracach zespołu zajmującego się badaniem historii i tworzeniem słownika biograficznego tańca w Krakowie i regionie w 
okresie 1918–2018. Autor publikacji w „Studia Choreologica”, „The Polish Journal of the Arts and Culture. New Series”, 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, historią 
tańca oraz problematyką tożsamości i dziedzictwa tanecznego. Członek Polskiego Forum Choreologicznego (obecnie członek zarządu) i 
Stowarzyszenia Forum Tańca.

Alicja Iwańska – doktor nauk humanistycznych w dyscyplinie nauki o sztuce, choreografka, instruktorka tańca, animatorka, badaczka tańca. 
Twórczyni i choreografka dziecięco-młodzieżowych zespołów tanecznych. Obecnie pracuje w Gminnym Ośrodku Kultury w Dobrzeniu 
Wielkim na stanowisku instruktora i choreografa Grup Baletowych ARABESQUE. Pomysłodawczyni i koordynatorka Ogólnopolskiego 
Festiwalu Sztuki Tanecznej PLĄSOWADŁA oraz Konkursu Wiedzy o Tańcu. Autorka licznych artykułów naukowych z zakresu edukacji 
tanecznej, teorii i historii tańca XX wieku oraz polskiej bibliografii tanecznej. Recenzentka publikacji w „Studia Choreologica”. Zakres 
zainteresowań badawczych obejmuje: historię tańca XX wieku, taniec modern i teatr tańca w Polsce, biografie artystów, bibliografię zagadnień 
sztuki tanecznej. Uczestniczka międzynarodowych i ogólnopolskich warsztatów tanecznych, konferencji naukowych i projektów badawczych. 
Członkini Polskiego Forum Choreologicznego i Związku Artystów Scen Polskich (Sekcja Tańca i Baletu).

Marianna Jasionowska – 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, współpracowała z Instytutem Sztuki PAN, Zamkiem Krolewskim w Warszawie, Narodowym Instytutem Muzyki i Tańca.
Jej zainteresowania badawcze obejmują historię tańca, historię nauczania i edukacji tanecznej, współczesne wychowanie przez taniec. Czonek 
Polskiego Forum Choreologicznego.

Patrycja Kondziałka – ukończyła Podyplomowe Studia Filozoficzne na Uniwersytecie Warszawskim, aktualnie przygotowuje swoje 
drugie magisterium, na Wydziale Filozofii UW. Uczyła się w Studium  Związku Polskich Artystów Fotografików. Koordynowała wiele 
interdyscyplinarnych i międzynarodowych projektów kulturalnych, przyczyniających się do pogłębionego dialogu sztuk i rozwoju widowni. 
Interesuje się zagadnieniami zakresu estetyki filozoficznej.

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, magister filozofii, absolwentka Uniwersytetu Pedagogicznego w Krakowie (filozofia), Uniwersytetu 
Muzycznego Fryderyka Chopina w Warszawie (Teoria Tańca) oraz Iwanson International School of Contemporary Dance w Monachium 
(pedagogika tańca). W 2013 roku uzyskała dyplom zawodowego tancerza przyznawany przez Związek Artystów Scen Polskich. W latach 
2018-2020 koordynatorka Sceny Tańca Współczesnego (działającej przy Staromiejskim Centrum Kultury Młodzieży), projektu zrzeszającego 
polskie środowisko taneczno-teatralne. Od wielu lat prowadzi stałe zajęcia oraz warsztaty z zakresu tańca klasycznego, współczesnego 
i jazzowego. Obecnie związana z SCKM w Krakowie, gdzie zaprzyjaźnia młodzież ze sztuką tańca klasycznego i współczesnego, a od 
2022 roku prowadzi Pracownię Tańca Współczesnego SCKM. W wolnych chwilach pisze do magazynu “Taniec” - najchętniej relacjonując 
warsztaty, spektakle, czy festiwale taneczne, których jest wielkim miłośnikiem. 

Agnieszka Narewska-Siejda – doktor nauk o sztuce, magister filologii polskiej. Absolwentka Krakowskiej Zawodowej Szkoły Baletowej.  
Nauczycielka tańca klasycznego w Krakowskiej Akademii Tańca, Centrum Sztuki Tańca oraz Centrum Młodzieży im. dr. H. Jordana w 
Krakowie. Autorka artykułów w czasopismach naukowych i książkach zbiorowych, dotyczących różnorodnych zagadnień z historii baletu. 
Redaktorka czasopisma „Studia Choreologica”, współtwórczyni Polskiej Kroniki Tańca. Członkini Polskiego Forum Choreologicznego.

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 wydziału Wiedzy o Teatrze warszawskiej Akademii Teatralnej im. A. Zelwerowicza. Karierę zawodową 
rozpoczęła w 1996 r. jako asystentka produkcji brytyjskiej Fundacji The Globe Theatre. Pierwsze kroki na scenie stawiała w młodzieżowym 
teatrze ruchu TeArt Opty w Starej Prochowni przez klika lat aktywnie współtworząc grupę. W 2000 r. rozpoczęła współpracę z warszawskim 
Teatrem Go i Fundacją Proscenium jako aktorka i pedagog w młodzieżowym studio aktorskim. Podczas studiów teatrologicznych wspierała 
organizację Międzynarodowego Festiwalu Szkół Lalkarskich w Białymstoku jako opiekun grup teatralnych z Hiszpanii i Iranu (2002-2004). 
W 2004 r. wyjechała do Wielkiej Brytanii, gdzie jako inspicjentka pracowała w Harrogate Theatre przy realizacji spektakli Ghosts (H. 
Ibsen) i Mother Goose. Po powrocie do Polski zrealizowała cykl jednoaktówek Antoniego Czechowa Niedźwiedź i Oświadczyny na scenie 
ursynowskiego Domu Sztuki „Jary”. Jako teatrolożka i recenzentka współpracuje z czasopismami „Scena”, „Taniec”, „Nietak!t” i portalem 
Taniecpolska.pl, a także Centrum Sztuki Tańca i Fundacją Artystyczną Perform. Organizuje koncerty, rozmowy z przedstawicielami świata 
kultury i sztuki, wieczory literackie. Pisze opowiadania i felietony. Tańczy.
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