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Numer specjalny Edukacja taneczna jest skierowany do nauczycieli, pedagogów, 
instruktorów tańca i edukatorów kulturalnych, a także terapeutów i wychowawców, 
a więc do szerokiego grona specjalistów kształcących na różnych poziomach - od 
zawodowego, przez hobbystyczny, po wychowanie fizyczne i zajęcia terapeutyczne.

Naszym celem jest pokazanie różnorodności zastosowania tańca w edukacji, w rożnych 
obszarach kształcenia. Chcieliśmy, by teksty zawarte w tym numerze zachęcały do 
edukacji tanecznej, opowiadały o podstawach i korzyściach, jakie niesie ze sobą jej 
uprawianie.
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Teoretyczne inspiracje aktywności muzyczno-ruchowej i 
tanecznej w edukacyjnej powszechnej – Mirosław Kisiel

Taniec a wychowanie estetyczne – Alicja Iwańska

Balet w pigułce cz. 2, czyli od sylfidy po akrobatę 
– Katarzyna K. Gardzina-Kubała

Taniec jest mostem pomiędzy tym co ulotne  
i nieuchwytne a cielesnością. Wywiad z Andrzejem 
Morawcem– Kinga Lanc
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Przestrzeń edukacji powszechnej zagospodarowana jest wieloma formami aktywności 
muzyczno-ruchowej i tanecznej, ulokowanymi w kalejdoskopie obligatoryjnych  
i fakultatywnych zajęć edukacyjnych. Stanowią one stały lub dynamicznie zmieniający 
się pejzaż wychowania. Ważne miejsce w całym procesie zajmują propozycje oparte 
na ugruntowanych w pedagogice założeniach oraz uznanych metodach i formach 
artystycznego poznania, wspartych nutą świeżego spojrzenia na nowe środki wyrazu. 

TEORETYCZNE INSPIRACJE 
AKTYWNOŚCI MUZYCZNO-RUCHOWEJ  

I TANECZNEJ W EDUKACJ 
POWSZECHNEJ

Wychowanie przez sztukę ułatwia 
rozumienie dzieł tanecznych, poznanie 
artystycznych technik ruchu, a także 
przybliża do muzyki i innych form 

ekspresji artystycznej. Ten rodzaj oddziaływania staje 
się z jednej strony narzędziem współdziałającym  
w kształtowaniu poglądu na świat piękna, wyrazu, odczuć 
i rozmaitości, z drugiej, pozwala na wyrażanie emocji, 
doznanie bycia z partnerem, bądź w grupie, rozładowania 
nadmiaru energii, zagospodarowanie czasu wolnego, 

tudzież radość i zabawę1. Funkcja wychowawcza tańca 
może spełniać się w  trojaki sposób: poprzez samą 
aktywność ruchową do muzyki i przy muzyce, przez 
tworzenie konkretnego wytworu (choreografii) oraz 
poprzez połączenie wymienionych modułów w  dążeniu 
do sprawstwa. W  twórczości tanecznej manipulowanie 
ruchem, łączenie ruchu tanecznego z  muzyką jest już 
samo w sobie aktywnością wychowującą i równocześnie 
prowadzi do  kreowania określonych przedsięwzięć. 
Człowiek tańczący dzięki pobudzonej wyobraźni czuje 

EDUKACJA POWSZECHNA
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potrzebę przeobrażania swojego otoczenia i tworzenia 
nowych wartości2.
W ogólnokształcącym systemie edukacyjnym proces 
utanecznienia uczących się przebiega w dość wąskim 
wymiarze i ze zmienną częstotliwością3, aczkolwiek 
analizując dostępną literaturę przedmiotu można odnieść 
odmienne w tym względzie wrażenie. Z reguły jednak 
taniec prezentowany jest tutaj jako forma rekreacji, 
działalności amatorskiej, bądź jako środek wspierający 
terapię i rewalidację. Celem przygotowanego materiału, 
o  charakterze przeglądowym, będzie spojrzenie 
na aktywność muzyczno-ruchową i taneczną funkcjonującą 
w edukacji powszechnej widzianej z perspektywy 
teoretycznych inspiracji pedagogiczno-artystycznych. 

Idea wychowania przez rytm, ruch i muzykę  
w edukacyjnym systemie umuzykalniającym

Jednym z obszarów kształcenia muzyczno-ruchowego jest 
rytmika, która odnosi się do wyznaczonego metodycznie 
obszaru działalności muzycznej, poziomu zaawansowania 
wykonawczego oraz podmiotu artystycznych działań. 
Termin „rytmika” określa całokształt zjawisk dotyczących 
przebiegu rytmicznego w  utworze. W muzyce wiąże 
się z metrum, czyli wyznacza miary czasu, porządkuje 
przebieg rytmiczny za pomocą regularnie powtarzających 

się akcentów. Wybór określonego rodzaju metro-rytmiki 
ma  także wpływ na charakter muzyki. Rytmika jest 
pewnego rodzaju pulsacją, a właściwie można by ogólnie 
stwierdzić, że to nauka o rytmie4. W pedagogice rytmika 
określana jest jako system umuzykalniający, stworzony 
przez szwajcarskiego kompozytora i  pedagoga Èmile’a  
Jaques’a-Dalcroze’a i stanowi jeden z trzech członów całej 
metody umuzykalniania, polegający na wyrażaniu muzyki 
ruchem. Rozwijanie poczucia rytmu, świadomego ruchu 
oparte jest tu na naturalnym poruszaniu się. Ważnym 
elementem tej metody jest improwizacja5. W kontekście 
dalcrozowskiej metodyki, rytmika pojmowana jest 
również jako dyscyplina artystyczna. W tym obszarze 
mieści się profesjonalne kształcenie artystyczne, a także 
działalność mistrzowska w tworzeniu wielobarwnych 
kreacji scenicznych6. Rytmika to  również popularna 
nazwa zajęć prowadzonych w przedszkolu i  niższych 
klasach szkół muzycznych lub przedmiotu zajęć typu 
sportowo-gimnastycznego w  innych szkołach i  kółkach 
zainteresowań. Jej zadaniem jest rozwijanie poczucia rytmu 
i  wyrabianie sprawności ruchowej7. Te  predyspozycje 
kształcone są za pomocą specjalnie dobieranych ćwiczeń 
ruchowo-słuchowych prowadzonych w takt muzyki8.  
W pedagogice muzycznej rytmika postrzegana jest jako 
ta metoda, która najpełniej realizuje zadania wychowania 
przez sztukę. Stanowi poniekąd syntezę kształcenia 

©FatCamera przez Canva.com
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umiejętności muzycznych i podstawowej wiedzy o muzyce 
poprzez ruch, śpiew i  tworzenie, jednocześnie realizując 
cele wychowania ogólnego, oparte na  zrozumieniu 
tkwiącej w dziecku potrzeby ruchu i aktywności. 
Wychowuje człowieka nie tylko wrażliwego na sztukę, 
ale również samodzielnego, inteligentnego, aktywnego, 
sprawnego fizycznie, przyszłego odbiorcę sztuki, a także 
jej wykonawcę i twórcę. 
Drugim obszarem jest eurytmia, a dokładniej idea 
wychowania przez rytm i ruch wypływająca z jej 
koncepcji. U podstaw teorii i praktyki założeń Rudolfa 
Steinera legło przekonanie, że zadaniem pedagogiki jest 
między innymi odkrywanie artystycznej natury dziecka, 
a sam pedagog powinien być w pewnym sensie artystą. 
Proces wychowania, który ma na celu uaktywnienie tego, 
co duchowe u dziecka Steiner utożsamiał z wychowaniem 
estetycznym. W jego opinii, muzyka, która w głównej 
mierze składa się z rytmu, w sposób naturalny jest 
przedłużeniem sytemu rytmicznego człowieka9. 
Trzeci obszar należy do gimnastyki i twórczego ruchu 
Rudolfa von Labana. Człowiek jako istota twórcza  
w trakcie wykonywania ruchu może dać ujście swojej 
pomysłowości i ekspresji. Laban twierdził, że „najlepszym 
sposobem ekspresji samego siebie jest taniec”10. Tworzenie 
ruchu tanecznego jest swoistą sublimacją, którą uzyskuje 
się poprzez kształtowanie ruchu w przestrzeni (kierunek, 
kształt i wielkość) oraz przebieg ruchu w czasie (rytm  

i tempo). Równocześnie ważne jest szukanie zestawień 
wymagających przeżycia estetycznego. Jest  to  więc 
jakby malowanie, cieniowanie, wypełnianie przestrzeni 
i czasu różnymi formami plastycznymi ciała. Metoda 
gimnastyki Labana wykorzystuje różne formy, takie 
jak: opowieść ruchowa, ćwiczenia muzyczno-ruchowe, 
taniec, improwizacja, inscenizacja, pantomima, sceny 
dramatyczne, mimiczne, akrobatyka czy elementy 
gimnastyki artystycznej. Człowiek w tańcu doświadcza 
cielesności, co  ma istotne znaczenie dla posiadanego 
obrazu całego organizmu.
Czwarty obszar należy do orfowskiej koncepcji  
wychowania muzycznego, gdzie mocno została zarysowana 
asocjacja słowa, muzyki, tańca. Carl Orff, twórca systemu, 
przeciwstawiał się naginaniu dzieci do wzorów muzyki 
dojrzałej i nieuwzględnianiu naturalnych dyspozycji 
psychicznych małego człowieka. Muzyka elementarna,  
w jego opinii, powinna powstawać spontanicznie, niekiedy 
będzie odtwarzana, lecz zawsze powinna być tworzona 
– improwizowana. Drogą improwizacji powstaje rytm, 
zrytmizowana melodia, forma muzyczna, a także formy 
ruchowe i dramatyczno-muzyczne. Zgodnie z założeniem, 
improwizacja powinna być zorganizowana, podlegać nie 
tylko prawu dziecięcej intuicji muzycznej, ale również 
pewnym przyjętym zasadom kompozycji11. Odtwarzanie 
i  tworzenie muzyki wokalnej i instrumentalnej oraz 
realizacja ruchowa muzyki i  integracja muzyki, ruchu  

©Liderina przez Canva.com
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i słowa stanowią podstawowe formy omawianego systemu 
wychowania muzycznego. Orff zauważył, że  ruch 
w  połączeniu z  gestem, tańcem i muzyką jest naturalną 
skłonnością dziecka. Punktem wyjścia w  początkowych 
zabawach muzycznych są: folklor słowno-muzyczny, 
wyliczanki, powiedzonka, wiersze, czyli wszystko to, co 
można rytmizować i czym można się bawić. Naturalne 
czynności takie jak: chodzenie, klaskanie, bieganie, 
mówienie przechodzą w  czynności zorganizowane 
rytmicznie. W następnych fazach są one połączone 
z  akompaniamentem do ruchu i gry na instrumentach 
perkusyjnych. Program podkreśla, że  wykorzystanie 
muzyki jako siły kształtującej osobowość człowieka, 
pobudza twórcze podejście dziecka do muzyki, zwłaszcza 
dzięki łączeniu muzyki z ruchem.
Piąty obszar zajmuje spontaniczna aktywność muzyczno-
ruchowa realizowana na  kanwie przeżywania muzyki. 
Autorka metody aktywnego słuchania muzyki, Batti 
Strauss, oparła ją na przesłance dopasowania spontanicznej 
aktywności ruchowej, tanecznej i instrumentalnej dziecka 
względem przeżywanej muzyki klasycznej. W repertuarze 
znalazły się muzyczne pokazy utworów z epoki baroku, 
klasycyzmu, romantyzmu oraz muzyki współczesnej, 
są  także wykorzystane utwory regionalne z  różnych 
państw12. Autorka w swoim przesłaniu podkreśla istotność 
zasady celowego aktywizowania recepcji, podając gotowe 
zestawy ćwiczeń i scenariusze zajęć, aczkolwiek zachęca 
pedagogów do tworzenia własnych propozycji13. Wszystko 
to z myślą o dziecku, które zaciekawione i zainspirowane 
mogłoby z  radością brać czynny udział w  tworzeniu na 
miarę swoich możliwych kreacji tanecznych.

W poszukiwaniu radości i spełnienia w pląsach  
i zabawach tanecznych

Prowadząc ogląd systemów, koncepcji i metod inicjujących 
i zachęcających do  aktywności muzyczno-ruchowej 
i tanecznej uczących się, warto wspomnieć o tych 
wywodzących się z pedagogicznych atrybutów animacji 
czasu wolnego. 
Pierwszy z nich to pląsy zuchowo-harcerskie. „Pląs” znaczy 
skoczny taniec, a „pląsać” oznacza tańczyć lekko  
i skocznie14. Ten typ żartobliwego rytmicznego poruszania 
się polega na pokazywaniu schematycznej gestykulacji, 
inicjowaniu spontanicznego ruchu do piosenki lub prostego 
utworu muzycznego. Śpiew i ruch w zabawach i pląsach 
zuchowo-harcerskich wyciszają wzburzone emocje, 
agresywne zachowanie oraz nadmierną hałaśliwość. Przy 
śpiewie i  tańcu młodzi ludzie mogą odpocząć, zmienić 

swój nastrój oraz poczuć więź z grupą. Pląsy i  zabawy 
zuchowo-harcerskie  pozwalają urozmaicić zajęcia 
przedszkolne i szkolne, pomagają budować nastrój grupy, 
zespołu i klasy.
Drugim przykładem jest animacja taneczna proponowana 
przez Pedagogikę zabawy KLANZA. Oferta tego 
stowarzyszenia to uczestnictwo w grupowych 
tańcach integracyjnych, ludowych, religijnych czy 
wykonywanych w pozycji siedzącej. Wspólna realizacja 
nieskomplikowanych kroków, figur i układów daje radość, 
przyjemność, ożywia, rozluźnia, a także integruje grupę. 
Umożliwia również odreagowanie skumulowanych 
emocji, pomaga poznać siebie oraz swoje odczucia. 
Prowadzi zatem do pełnej harmonii ciała i  umysłu15. 
Połączenie elementów pantomimy z muzyką pozwala 
tańczącym wyrazić wiele przeżyć za  pomocą mimiki, 
gestu i ruchu ciała. Podczas takiej zabawy tańczący cały 
czas podświadomie kontrolują puls muzyki, spontanicznie 
reagując na zmiany dynamiki i rytmu. Nieskomplikowane i 
niejednokrotnie schematyczne układy taneczne pozwalają 
wszystkim uczestnikom odnaleźć się w rysunku tanecznym 
realizowanym w korowodzie, parze czy indywidualnie. 
Radość i sprawczość tego typu działań stanowi silną 
motywację i jest ważnym czynnikiem łączącym grupę.
Trzecią jest metoda „Tuputan” Marioli Stryji, w której 
obudowany w wielobarwne linie dywan wspiera ekspresję 
ruchową dziecka. Uczestnicy poruszają się wzdłuż 
kolorowych linii do konkretnych punktów i w ten sposób 
zapamiętują choreografię układu tanecznego. Podczas 
zabaw u dzieci kształcone są: precyzja ruchu, koordynacja 
wzrokowo-słuchowa, wyobraźnia ruchowa, umiejętność 
przestrzegania reguł bezpiecznej zabawy, rozumienie 
i  poprawne wykonywanie poleceń16. Dywan ten może 
służyć nie tylko do rozwijania zdolności ruchowych, ale 
także kompetencji z zakresu edukacji matematycznej, 
polonistycznej czy przyrodniczej. 
Czwarta egzemplifikacja to Edukacja przez ruch 
Doroty Dziamskiej. Jest to metoda, która wykorzystuje 
wielość ćwiczeń usprawniających poszczególne funkcje 
rozwijającego się małego organizmu. Opierają się one na 
naturalnych ruchach dziecka, do których można zaliczyć 
zabawy, a inicjowane są w momencie zmęczenia czy 
dekoncentracji (np. chodzenie wokół stołu i  rytmiczne 
kreślenie kropek na dużej płaszczyźnie papieru lub  
w przestrzeni, oklepywanie, klaskanie, zabawy muzyczno-
ruchowe i taneczne). Wszystkie czynności dzieci 
wykonują według określonych zasad, w tym również tych 
wynikających z ograniczenia czasowego17.

EDUKACJA POWSZECHNA
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Taniec i ruch z muzyką środkiem wspomagającym  
i usprawniającym rozwój 

 Zdrowy obraz ciała jest jednym z najważniejszych 
elementów rozwojowych człowieka, dlatego dbając o swój 
wygląd: postawę, muskulaturę, sprawność i wytrzymałość 
oraz koordynację i niezależność ruchu poszukujemy 
różnych sposobów na jego udoskonalenie18. Taniec i ruch 
z muzyką mogą wesprzeć różne działania usprawniające, 
stymulujące i  korygujące w obrębie szeroko pojętej 
fizykalności ciała, ale nie tylko. W tańcu ćwiczący mogą 
zaspokoić wiele potrzeb, na przykład wyrazić tłumione 
emocje i  uczucia, odprężyć się, a  także tworzyć własne 
kompozycje ruchowe. Istotnym wskaźnikiem tego procesu 
jest świadomość, że ruch stymuluje nie tylko rozwój 
fizyczny i  motoryczny człowieka, ale również wpływa 
na dobrostan psychiczny, a zwłaszcza zdrowie duchowe 
i emocjonalne. Podążając nakreślonym tropem warto 
odnieść się do trzech koncepcji proponowanych w tym 
zakresie.
Ruch jako czynnik wspomagający prawidłowy rozwój 
psychoruchowy dzieci i  korygujący zaburzenia stanowi 
podstawę „Metody Ruchu Rozwijającego” Weroniki 
Sherborne. W założeniu programowym autorki dzieci 
wykazują zainteresowanie ruchem, co  wynika z dużej 

potrzeby młodego organizmu do poznania świata. 
Przyjemne doznania emocjonalne, które towarzyszą 
aktywności ruchowej, dodatkowo motywują podopiecznych 
do ponownego podejmowania takiego działania19. 
W pedagogice specjalnej stosuje się rytmikę  
(rytmikoterapię) jako element terapii i  rehabilitacji  
ruchowej w pracy z dziećmi o  specjalnych potrzebach 
edukacyjnych. W tym przypadku najważniejszymi 
celami są: uzyskanie pozytywnych zmian w zachowaniu 
podopiecznych, akceleracja umiejętności czytania  
i pisania (związanych z polepszeniem się percepcji),  
a także niwelowanie dysharmonii osobowości20. Inspiracji 
w tworzeniu wartościowych połączeń w zakresie muzyki, 
rytmu, ruchu dostarczają różne koncepcje znanych 
pedagogów, aktywnie działających na płaszczyźnie 
wychowania estetycznego21.
Połączenie ruchu z terapią logopedyczną pozwoliło 
uzyskać pożądaną wartość słowno-rytmiczno-ruchową 
ukrytą pod nazwą „logorytmika”. Metoda ta proponuje 
szereg ćwiczeń muzyczno-ruchowych oddziałujących na 
płaszczyznę słuchową, słuchowo-ruchową oraz ruchowo-
mowną. Opracowane ćwiczenia i zabawy przeznaczone 
zostały dla dzieci z  zaburzeniami mowy, wadą słuchu 
i wzroku, a także z zaburzonym zachowaniem. 
Proponowany trening muzyczno-ruchowy, słowno-

©oksanashufrych przez Canva.com
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ruchowy, czy swobody ruchu, daje możliwość pracy 
wszystkim podopiecznym niezależnie od występujących  
u nich deficytów rozwojowych22. Celem projektowanych  
działań  jest ukazanie wychowankowi elementów 
wspólnych dla muzyki i wypowiedzi słownej, jakimi 
są: tempo, rytm, akcent, melodia, głośność czy artykulacja.
Choreoterapia to złożona, twórcza, a zarazem 
inspirująca metoda integracji ciała, emocji, umysłu  
i ducha. Wykorzystując taniec i ruch ekspresyjny przy 
muzyce, pobudza energię, którą każdy człowiek nosi  
w sobie. Pozwala także uzyskać harmonię, równowagę 
i samorealizację. W tym procesie ciało jako fizyczny obraz 
„wnętrza” stanowi punkt wyjścia do pracy terapeutycznej, 
transformującej i rozwojowej. Organizm nasz przemawia 
wieloma językami: bólem, chłodem, rozedrganiem  
i drżeniem serca, miłością, tęsknotą za  spełnieniem czy 
życiem własną pełnią. Choreoterapia poprzez taniec 
stwarza warunki do  odreagowania stresu, poznania 
siebie i swoich emocji, aż do uzyskania harmonii ciała 
i umysłu. Radość i  satysfakcję z tańca poprzez wspólne 
wykonywanie nieskomplikowanych kroków i układów 
przynosi uczestnictwo w grupowych kreacjach tanecznych 
i improwizacji muzyczno-ruchowej23. Sprawiają one 
współćwiczącym przyjemność, ożywiając, rozluźniając 
i integrując grupę. Pozwalają również trenować sprawność 
poszczególnych części ciała, w tym motorykę dużą 
i małą. Cele terapii tańcem to: zwiększenie świadomości 
siebie i  rozumienie relacji w  grupie, rozwijanie 
zdrowych granic osobowości, stworzenie akceptowanych 
sposobów uwalniania fizycznego napięcia, niepokoju, 
stresu, stłumionych uczuć, polepszenie sprawności  
i organizacji ruchowej, poprawa zdolności rozpoznawania 
i bezpiecznego wyrażania uczuć oraz odkrywanie nowych 
wzorców ruchu, reakcji i możliwości alternatywnego 
zachowana.
Podsumowując zaprezentowane w pracy informacje 
charakteryzujące pejzaż lokowania tańca i ruchu z muzyką 
w koncepcjach pedagogicznych i metodach edukacyjnych, 
należy stwierdzić, że stanowią one szczególny rodzaj 
aktywności, a tym samym tworzą wartość w  pracy nad 
harmonijnym rozwojem wzrastającej osobowości. 
Wzbogacają nie tylko działania artystyczne, ale przede 
wszystkim zmagania dydaktyczno-wychowawcze 
w procesie nauczania i uczenia się oraz stymulują podmiot 
edukacji uszlachetniając go zewnętrznie i  wewnętrznie. 
Wszystko to w zgodzie z parafrazowanym przesłaniem 
Bogdana Suchodolskiego „nie tylko wychowanie ma 
służyć sztuce tanecznej, ale to właśnie taniec ma służyć 
wychowaniu”24, dla dobra nowych pokoleń. Przygotowany 

opis ukazuje tylko jedno oblicze aktywności tanecznej  
i muzyczno-ruchowej w edukacji powszechnej widziane 
przez pryzmat funkcjonujących założeń teoretycznych  
i metod nauczania. W kolejnym artykule warto  
prześledzić inspiracje taneczne z perspektywy  
działalności pozalekcyjnej i pozaszkolnej oraz 
praktykowanych kreacji.

Mirosław Kisiel
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TANIEC JEST MOSTEM POMIĘDZY 
TYM CO ULOTNE I NIEUCHWYTNE 

A CIELESNOŚCIĄ 

Kinga Lanc: Jesteś tancerzem, choreografem, 
nauczycielem i wykładowcą z wieloletnim 
doświadczeniem. Jakie są twoje obserwacje dotyczące 
aktualnego zainteresowania tańcem wśród dzieci  
i młodzieży  w Polsce? Czy w ostatnim czasie  widzisz 
wzrost zainteresowania tańcem, czy wręcz przeciwnie? 
Jakie są przyczyny takiego stanu rzeczy?

Andrzej Morawiec: Jako człowiek, który zawodowo 
zajmuje się tańcem, a właściwie bardziej edukacją 
taneczną niż tańcem w sensie wykonawczym, trudno mi 
czasami dostrzec, czy jest jakaś zmiana w społecznym 
zapotrzebowaniu na taniec. Na co dzień pracuję  
z młodzieżą, która chce się kształcić tanecznie. Mam tu 
na myśli szkoły baletowe, czy na przykład studentów 
Uniwersytetu Muzycznego Fryderyka Chopina  

W Y W I A D

O edukacji tanecznej w szkołach powszechnych i o wyzwaniach jakie czekają w pracy 
pedagoga tańca rozmawiamy z Andrzejem Morawcem – pedagogiem, tancerzem  
i choreografem. 

©Robert Kneschke przez Canva.com
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w Warszawie, bo tam jestem wykładowcą i kształcę  
młodych ludzi, którzy chcą być nauczycielami, 
choreografami i tancerzami. Codziennie zatem spotykam 
tych, którzy chcą się rozwijać i istnieć w tanecznym świecie. 
Mogę więc mieć wrażenie, że cały świat chce się uczyć tańca  
i wszyscy są nim zainteresowani. Oczywiście zdaję sobie 
sprawę z tego, że tak nie jest, bo to byłoby zbyt piękne. 
Niemniej jednak dość często pojawiają się ludzie, którzy 
pytają mnie czy tu i tam prowadzę zajęcia, bo chcieliby 
się uczyć. I oni są spoza środowiska, z którym zazwyczaj 
mam kontakt. W związku z tym pojawia się w mojej głowie 
myśl, że rzeczywiście jest zainteresowanie tą sztuką  
w szerszym gronie.

Co zatem mogło się przyczynić do zwiększonego 
zainteresowania tańcem?

Pewną rolę z pewnością odegrały programy  
telewizyjne typu You Can Dance- Po prostu tańcz 
czy  Taniec z Gwiazdami.  Dzięki nim w pewnym 
momencie zainteresowanie tańcem wzrosło. Jednak 
szybko zaczęło spadać. Oglądając te programy można 
przyjąć mylne założenie, że skoro tancerze z tygodnia 
na tydzień przygotowują nową choreografię, to oznacza, 
iż nauczenie się tańca nie jest jakimś wyczynem. 
A tu chodzi przecież o samodyscyplinę, o zacięcie,  
o poszukiwanie ciała w ruchu. Potrzebna jest specyficzna, 
waleczna postawa podobna do tej u sportowców, która 
wymaga zmagania się z własnymi słabościami. I kiedy 

zaczynasz odczuwać dyskomfort, obciążenie czy ból, 
to wtedy bardzo wiele osób wykrusza się. W efekcie  
w naturalny sposób ludzie rezygnują, bo okazuje się, że 
taniec jest jednak dużym wysiłkiem, a nie tylko tuptaniem 
do dyskotekowych rytmów. Niemniej trzeba przyznać, 
że po emisji tych programów otworzyło się mnóstwo 
studiów i różnego rodzaju szkółek, bo kiedy jest popyt, 
to i jest podaż. Jednak to szybko zostało zweryfikowane. 
Środowisko taneczne nie jest duże i rozniosło się, kto jest 
dobry, a kto nie. Niemniej pewne zainteresowanie zostało, 
a chęć rodziców do posyłania dzieci na zajęcia też wzrosła. 
Obecnie zainteresowanie tańcem jest nadal dość duże. 

We wrześniu 2017 roku weszło w życie rozporządzenie 
Ministra Edukacji Narodowej, które umożliwia 
włączenie tańca w formie zajęć do wyboru w ramach 
przedmiotu wychowanie fizyczne. Z kolei w 2021 
roku NIMiT przeprowadził badanie dotyczące 
upowszechniania tańca w ramach lekcji wychowania 
fizycznego. Badanie jest częścią pilotażowego 
programu „tańczMY w szkole”. Wynika z niego, że 
w bardzo niewielu szkołach taniec można wybrać 
jako alternatywę dla wf-u. Czy dostrzegasz potrzebę 
i sens upowszechniania edukacji tanecznej w ramach 
edukacji powszechnej jako element wychowania 
fizycznego?

Jest kilka czynników, na które należałoby zwrócić uwagę. 
Jednym z nich jest popyt i podaż, czyli czynnik czysto 

W Y W I A D
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ekonomiczny. Jest jeszcze pytanie, jaki ma być cel tej 
edukacji. Jakie kompetencje kształtuje nauka tańca? Jak 
wspomniałaś nauka taka miałaby odbywać się w ramach 
zajęć z wychowania fizycznego, które też mają przecież 
swój cel. I nie chodzi tu tylko o to, żeby młodzież, która 
żywi się śmieciowym jedzeniem, utrzymać w formie, 
sprawnej kondycji. Jakie zatem inne kompetencje 
mogą takie zajęcia rozwijać? Na przykład – współpracę  
w grupie! Są przecież sporty grupowe, w których chodzi  
o wykształcenie umiejętności komunikacji, podejmowania 
szybkich decyzji czy pracy zespołowej. Jeżeli są to 
dyscypliny indywidualne, to może chodzić o wykształcenie 
sprawności, siły, koordynacji i używania ciała jako narzędzia 
do różnorodnych, choćby codziennych czynności. Chodzi 
zatem o ogólną fizyczną sprawność. Taniec ze swojej 
zasady jest fizyczny, ale jednocześnie ma za zadanie 
uwrażliwiać na postrzeganie piękna, czy pokazać, że nie 
wszystko musi być tylko i wyłącznie utylitarne, przydatne, 
że jest również warstwa emocjonalna, estetyczna  
i społeczna, a wszystkie są równie ważne, dlatego warto 
je pielęgnować i rozwijać. Taniec, w moim przekonaniu, 
kształtuje współodczuwanie na zupełnie innym poziomie 
niż sport. A zatem poprzez taniec uwrażliwiamy ludzi, 
podobnie jak literatura. Kiedy uczymy się o poezji albo  

o literaturze pięknej, celem takiego zajęcia jest zwrócenie 
uwagi ucznia na słowa, ich brzmienie, zestawienie i dobór. 
Dostrzegamy, że to ma jakiś sens i ma uruchomić te części 
mózgu, które będą odpowiadały na przykład za empatię. 
Taniec jest też w moim przekonaniu pomostem między 
tym, co ulotne i nieuchwytne a materią ciała. Mamy 
więc szansę na połączenie poezji z fizycznością. Dlatego 
w moim przekonaniu taniec jak najbardziej powinien 
być propagowany w szkołach, właśnie ze względu na te 
kompetencje.

To połączenie tańca i poezji, o którym mówisz doskonale 
ilustruje istotę tańca. Jednak w tym kontekście na myśl 
przychodzi bardziej taniec artystyczny, czyli balet lub 
taniec współczesny, które są bardzo wymagającymi 
technikami. W przywoływanym badaniu nie rozdzielono 
jednak tańca na poszczególne style. A możemy przecież 
mówić też o tańcu użytkowym, który pełni trochę inną 
funkcję niż taniec artystyczny – jest o wiele bardziej 
powszechny i wydaje się łatwiejszy do przyswojenia. 
Czy myślisz, że nauczanie tańca współczesnego czy 
nawet klasycznego w szkołach powszechnych byłoby 
realne? 

©Cottonbro przez Canva.com
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Rozdzieliłbym to na dwie kwestie. Po pierwsze taniec 
użytkowy to wszystko, co się przydaje w życiu społecznym, 
na przykład żebym nie czuł skrępowania, kiedy jestem na 
jakiejś potańcówce czy dyskotece. Między innymi z tego 
powodu jestem jak najbardziej za tym, aby wprowadzić do 
szkół wszystkie kroki podstawowe powszechnych tańców. 
Dodatkowo należałoby uruchomić edukację szerszą, czyli 
wiedzę o tańcu, która będzie informowała o tym, że taniec 
ma o wiele więcej twarzy. Tańce plemienne i dzisiejsze 
dancingi wywodzą się przecież z jednego źródła. Są to 
tańce rytualne. Wszystkie tańce na ślubach, weselach 
mają na celu utrzymanie pewnej tradycji, a więc w swej 
istocie są to tańce plemienne. Kiedyś istniało także pojęcie 
tańców cechowych. Niektóre grupy zawodowe miały 
własne tańce, które można było zobaczyć na festynach 
czy przedstawieniach. Była to swego rodzaju reklama. 
Taniec potrafi w danym społeczeństwie pełnić także jakieś 
określone role, na przykład związane z przynależnością do 
konkretnej grupy społecznej czy zawodowej. Jest jednak 
też taki taniec, który jest formą teatru, czyli prezentuje 
sztukę wyższą. Ludzie mają potrzebę przeżywania 
czyichś dramatów. My wszyscy mamy taką potrzebę, 
oglądając tysięczny odcinek jakiegoś serialu. Wzruszamy 
się, przeżywając historie i dramaty fikcyjnych bohaterów. 
W tym wypadku taniec, również jako sztuka cielesności, 
w magiczny sposób łączy ludzi. Widz, który ogląda 

tancerza, jest w stanie współodczuwać, utożsamiać się  
z akcją na scenie. Podsumowując, pierwszy aspekt to taniec 
użytkowy, a drugi jest związany ze sztuką wysoką, która 
zazwyczaj dotyczy baletu. To jest sztuka wysublimowana, 
która w powszechnym pojmowaniu zarezerwowana jest 
dla wyższych sfer. Dotyczy to także muzyki klasycznej. 
Kiedy zaproponujesz niewyedukowanemu muzycznie 
młodemu człowiekowi, aby posłuchał Bacha, Bethovena, 
czy Mozarta, to on najprawdopodobniej powie, że to są 
nudy, ponieważ nie zna tych utworów. Testowaliśmy 
to przecież w ramach projektu „Obłoki jasne nad tobą. 
Słowo. Obraz. Taniec.”, który razem realizowaliśmy. 
Starałem się wówczas przekazać uczestniczącym  
w warsztatach podstawy tańca klasycznego, współczesnego 
i improwizacji. Czasami było tak, że dzieci słyszały tego 
rodzaju dźwięki po raz pierwszy – i okazały się one wcale 
nie takie nudne jakby się mogło wydawać. Wszystko 
zależało od tego, w jaki sposób zostało to przedstawione. 
Dzieci wiedziały, że biorą udział w wyjątkowym projekcie. 
One wtedy uruchamia swoją ciekawość i przez jej pryzmat 
doświadczają na przykład dźwięków muzyki klasycznej. 
Mało tego, łączą dźwięki z ruchem, który do tej pory był dla 
nich abstrakcją. Ostatecznie okazuje się, że uczestniczenie 
w tego rodzaju procesie wzbudza zainteresowanie muzyką 
klasyczną albo tańcem. 

W Y W I A D
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Projekt „Obłoki jasne nad tobą. Słowo. Obraz. 
Taniec.”, który  realizowany był przez Stację Kultura 
– Bibliotekę Rumia w ramach programu „Myśl  
w ruchu 2019”był rzeczywiście wyzwaniem. Wydawał 
się być może nawet ryzykowny. Zaprosiliśmy wówczas 
dzieci z jednej z rumskich podstawówek, które nie 
miały przygotowania artystycznego czy tanecznego, 
do udziału w projekcie łączącym poezję Pawła Huelle, 
muzykę Bacha, z tańcem klasycznym, współczesnym  
i improwizacją. I okazało się, że te działania je wciągnęły 
i zafascynowały.

Tak, zgadza się. Przeprowadzone wówczas przez twórczy 
proces dziewczęta nigdy wcześniej nie spotkały się  
z tańcem klasycznym czy współczesnym. Było to trudne, 
wymagające i nawet zaskakujące. Wiadomo, że aby 
wykonywać taniec na wyższym poziomie angażujemy 
nasze ciało bardziej intensywnie niż w życiu codziennym. 
Staraliśmy się jak najszerzej i w jak najbezpieczniejszy 
sposób pokazać, że nietypowy ruch po pierwsze nie jest 
wstydliwy, że podniesienie ręki, wykręcenie nóg, zgięcie 
kolan czy stanie na półpalcach nie jest jakimś śmiesznym 
aktem. Ludzie przecież tak robią na co dzień. Wstajemy, 
siadamy, sięgamy po coś. Takie gesty są wykorzystywane 
w tańcu klasycznym, a suma tych różnych gestów daje 

pewną określoną formę. Ta forma jest umowna, bo taniec 
nie jest dosłowny. Niesie za sobą mnóstwo symboli  
i ukrytych znaczeń, w których można zakodować 
informacje. Zauważmy, że jeżeli jesteśmy czymś 
podekscytowani, czy zafascynowani, zaczynamy biegać, 
obracać się, gestykulować intensywniej, a jeżeli jesteśmy 
przybici to zwalniamy, garbimy sylwetkę, opuszczamy 
ręce. Jeżeli w tym momencie zastosujemy obraz mentalny, 
jak wierzba płacząca, stojąca nad jeziorem, która zwiesza 
gałęzie, to dla nas jest ona typowym obrazem wykonania 
rolling down z tańca współczesnego. I tu zaczyna się 
taniec, czyli uwzględnienie pewnej formy w ruchu poprzez 
nałożenie obrazu mentalnego i zakodowanie go w sposób 
abstrakcyjny. Dzieci podczas zajęć doświadczyły tego, że 
można wytwarzać formę taneczną z wnętrza samego siebie,  
w zależności od tego jaki impuls emocjonalny 
towarzyszy ruchowi. A to oznacza, że  
w pewnym momencie, jeśli ma się taką wiedzę, 
dzieci zaczynają obserwować otoczenie  
i innych ludzi. Będą widzieć, czy ci ludzie garbią się – więc 
być może są smutni albo zmęczeni,  czy być może ekscytują 
się i skaczą – więc prawdopodobnie doświadczają uczucia 
radości. 

W Y W I A D
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Praca nad świadomością ruchu czy obserwacji ciała 
odpowiada na dostrzegalne dziś problemy wśród 
dzieci i młodzieży związane z powszechnym brakiem 
uważności i trudnościami z koncentracją. Wydaje się, 
że taniec w tym kontekście mógłby być doskonałym 
remedium na to „rozedrgane społeczeństwo” 
przeładowane rozmaitymi informacjami i bodźcami. 
Taniec może być doskonałą drogą do rozwijania 
koncentracji i uważności, obserwacji świata, siebie  
i w efekcie rozwijania bardziej świadomych relacji ze 
światem  i drugim człowiekiem.

Zauważyłem coś, o czym często opowiadają mi znajomi, 
ale też widzę to w zachowaniu swojej córki. W pewnym 
okresie życia dwie koleżanki potrafią siedzieć w jednym 
pokoju i nie odzywać się do siebie. Każda ma przed sobą 
komórkę, jednak zamiast rozmawiać i cieszyć się swoją 
obecnością, piszą do siebie. Nie mówię, że to występuje 
zawsze i wszędzie, ale taka opowieść powtarza się u różnych 
osób. Doświadczenie pandemiczne z pewnością pogłębiło 
ten problem. Powrót do społeczeństwa był trudny i, mimo 
że trochę zapomnieliśmy już o pandemii, to widzę, że 
wiele dzieci jest w tej chwili mniej kontaktowych, że stały 
się  bardziej zamknięte w sobie. Kompetencja społeczna 
została zahamowana. Młody człowiek, rozwijając się  
w grupie, jest prowokowany do kształtowania kompetencji 
związanych z byciem w grupie. A w czasie pandemii 
zabrakło naturalnych bodźców. Taniec można potraktować 
jako środek zaradczy. Poprzez taniec można wykształcić 
umiejętność komunikowania się, dostrzegania innego 
człowieka, ale także poznawania siebie.  

Czyli taniec może pełnić funkcję terapeutyczną…

Ależ oczywiście. Zresztą choreoterapia nie jest zjawiskiem 
nowym. W tym sensie rola tańca staje się jeszcze bardziej 
pożądana i wartościowa, bo to nie tylko ruch, ale  
i pogłębianie kontaktu ze swoimi emocjami. Szczególnie 
w czasie popandemicznym, kiedy nagromadziło się dużo 
trudnych uczuć. Teraz jesteśmy w procesie uzdrawiania  
i poszukiwania sposobów na przywrócenie harmonii. Taniec 
mógłby pomóc porządkować tą rozbitą rzeczywistość; 
mógłby być narzędziem wspierającym nas dorosłych, 
którzy chcą wzmacniać poranione i doświadczone przez 
pandemię młode osoby. 

Właśnie. W czasie pandemii kontakty wirtualne 
zastąpiły nam kontakty fizyczne i przyzwyczajenie do 
tego typu rozwiązań z nami zostało. W zasadzie okazało 
się, że większość spraw możemy wykonać zdalnie. 
To wygodne i pod pewnymi względami łatwiejsze. 
Konsekwencje jednak są ważkie i smutne. A istotą 
tańca jest przecież jego cielesność, kontakt fizyczny, 
bliskość czy nawet intymność relacji. To jest właśnie 
to, czego nam zabrakło i z konsekwencjami tego braku 
do dziś się zmagamy. 

Kompetencje społeczne kształcimy poprzez kontakt  
z innymi ludźmi. Jeżeli tego kontaktu zabraknie, to uczymy 
się sobie radzić z problemami inaczej. W tym wypadku 
za pośrednictwem jakiejś protezy, którą jest laptop czy 
komórka. Jednak proteza zawsze będzie jedynie protezą. 
Tymczasowo może pomóc, ale dążyć powinniśmy do tego, 
co prawdziwe, co pozwala nam najpełniej doświadczać 
świata i się rozwijać. Taniec może być świetnym wsparciem 
procesu powracania do życia w rzeczywistości fizycznej.

Wracając jeszcze do kompetencji, które taniec może 
kształcić… Każdy rodzaj tańca poza rozwijaniem 
sprawności ruchowej uwrażliwia na muzykę, kształtuje 
poczucie rytmu. A to też ważne. 

Jeżeli mamy muzykę w szkole, można płynnie połączyć 
umuzykalnienie z rytmiką, a potem z tańcem. A przecież 
techniki tańca współczesnego zawierają elementy wręcz 
akrobatyczne, takie, które poprawiają ogólną sprawność 
całego ciała. Przewrotki, przetoczenia, przerzuty w tył 
nie są już obce w tańcu współczesnym. W związku z tym 
można by wprowadzić takie działania w szkołach we 
współpracy z  nauczycielem wychowania fizycznego.

A jakie jest nastawienie nauczycieli tańca do nauczania 
uczniów, którzy tą formą aktywności mogą nie być 
zainteresowani? Taka sytuacja zapewne zaistnieje, 
jeśli taniec stanie się elementem edukacji powszechnej.  
Jest znacząca różnica między osobami, które są 
zainteresowane tematem a takimi, które dopiero trzeba 
zachęcić do nauki tańca nie wspominając już o jakimś 
potencjale czy zdolnościach.  

Uniwersytet Muzyczny Fryderyka Chopina w Warszawie, 
w którym mam zaszczyt pracować, wypuszcza co 
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roku piątkę czy ósemkę dyplomowanych nauczycieli 
tańca. To są zazwyczaj tancerze, którzy kończą 
kariery zawodowe albo z różnych powodów rezygnują  
z kariery tancerza. Po pedagogice baletowej 
otrzymują kwalifikacje do tego, żeby pracować  
z dziećmi. Są sprofilowani nie tylko na taniec klasyczny, 
ale również taniec ludowy, historyczny, charakterystyczny, 
współczesny. Można również pracować z dziećmi 
ogólnie nad utanecznieniem, bawiąc się troszkę baletem, 
konwencją, mieszać ten balet np. z muzyką współczesną. 
To jest kwestia otwartości i tego właśnie staramy się uczyć 
przyszłych nauczycieli, żeby nie podchodzili do sprawy 
szablonowo, tylko starali się kreatywnie wykorzystywać 
swoje możliwości i dostosowywać je do uzdolnień  
i potrzeb grupy. Takich ludzi w Polsce trochę jest. Oni 
szukają pracy. W szkołach mieliby swoje miejsce. Pewnie 
mało kto ma świadomość, że taka kadra istnieje. Myślę, że 
samo nasze środowisko powinno zadbać o autopromocję, 
a naszymi reprezentantami mogłyby być instytucje takie 
jak NIMiT, czy Centrum Edukacji Artystycznej. 

Jak z twojej perspektywy wygląda praca z osobami 
niezaangażowanymiwcześniej w taniec? To są przecież 
całkowicie różne modele pracy – edukowanie osób 

wiążących swoje życie z tańcem w przeciwieństwie 
do zachęcania i wprowadzania w ten nowy dla 
niektórychświat. To wyzwanie, z którym nauczyciele-
tancerze będą musieli się zmierzyć, bo zapewne część 
uczniów mogłaby wybrać taniec uciekając przed 
koszykówką czy siatkówką. Jak to widzisz? 

Nam, tancerzom po szkołach baletowych, wpojono rutynę 
i obowiązki. Musisz się podporządkować i wiesz, że tak 
ma być, ponieważ to przynosi wymierne efekty. Po takim 
bardzo wymagającym, pełnym wyrzeczeń procesie edukacji 
uczeń staje się tancerzem, a następnie może dorasta do tego, 
by być nauczycielem. Z tą perspektywą spotyka ludzi na 
początku ich tanecznej drogi, i chce wyegzekwować coś od 
nich... No i zderza się lokomotywa ze ścianą. My więc też 
uczymy się cierpliwości. Do szkoły baletowej przyjmowane 
są z reguły dzieci, które mają predyspozycje. A w edukacji 
powszechnej większość tych predyspozycji nie posiada. 
Jeśli będziemy starali się wyegzekwować na dzieciach 
elementy ruchowe, które są dla nich nieprzeznaczone, 
możemy im zrobić krzywdę. W związku z tym trzeba 
podejść do tematu inaczej, kosztem wyidealizowanego 
obrazu tancerza baletowego. Musimy z niego zrezygnować 
i zająć się przede wszystkim wartościami estetycznymi, 
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etycznymi, zabawą tańcem, zabawą konwencją i przede  
wszystkim przełamywaniem wstydu. Trudność polega na 
tym, żeby pozbawić siebie ambicji wykreowania z nich 
balerin i baletmistrzów. 

Co sprawia Ci zatem największą radość i satysfakcję  
z nauczania? 

Ciekawym przypadkiem są grupy open, w których 
jednocześnie są nastolatkowie i osoby dojrzałe. Ogólnie 
staram się tego unikać, bo grupy rówieśnicze są zawsze 
lepszym rozwiązaniem niż grupy mieszane. Ale w grupach 
open  ciekawy jest ten aspekt, że w pewnym momencie 
znikają bariery dotyczące różnic i wieku. Nagle dorosły 
przestaje być dla dziecka kimś strasznym i obciachowym, 
i można z nim porozmawiać. Z kolei dla dorosłego nie ma 
wstydu, że, sam mając pięćdziesiątkę, ledwo się rusza w 
porównaniu z młodymi. Jest to więc interesujący temat 
społeczny, ważny i wartościowy, dotyczący komunikacji 
międzypokoleniowej. Taniec znosi różnice między 
grupami wiekowymi. I nagle spotyka się po prostu człowiek 
z człowiekiem, niezależnie od bagażu doświadczeń, 
wiedzy, lat, pozycji, czy sprawności. Fajne w moim 
zawodzie jest też to, że nie mam rutynowego podejścia,  
a grupy, które uczę, są niepowtarzalne. Każda z nich mierzy 
się ze swojego rodzaju problemami i za każdym razem 
muszę do nich kreatywnie pochodzić, by je poznać. I to 
jest w porządku, bo jako nauczyciel również mam okazję 
wykształcić unikalne umiejętności, które pozwalają mi się 
realizować i rozwijać. 

Dziękuję za rozmowę. 

Kinga Lanc

Andrzej Morawiec - Nauczyciel tańca współczesnego  
w Ogólnokształcącej Szkole Baletowej w Gdańsku. Absolwent 
bytomskiej Państwowej Szkoły Baletowej (1986) oraz 
Leningradzkiego Instytutu Kultury na wydziale Choreografii 
i Pedagogiki Baletu (1990). Wyróżniony przez Dyrektora 
Centrum Edukacji Artystycznej Nagrodą Indywidualną II 
stopnia, za szczególny wkład w rozwój edukacji artystycznej  

w Polsce. W 2010 roku uzyskał tytuł doktora sztuki muzycznej 
w dyscyplinie artystycznej rytmika i taniec. W 2014 roku 
oznaczony „Zasłużony dla Kultury Polskiej” przez Ministra 
Kultury i Dziedzictwa Narodowego. 

Tańczył w zespole baletu Państwowej Opery Śląskiej i Śląskim 
Teatrze Tańca w Bytomiu, gdzie jednocześnie zajmował się 
asystenturą i repetycją prac choreografów zagranicznych. 
Występował gościnnie w Gdańskim i Kieleckim Teatrach 
Tańca. 

Wykładowca metodyki nauczania tańca współczesnego na 
Uniwersytecie Muzycznym Fryderyka Chopina w Warszawie, 
specjalności: Pedagogika Baletowa oraz Choreografia i Teoria 
Tańca. Nauczyciel tańca współczesnego w Ogólnokształcącej 
Szkole Baletowej w Bytomiu, a od 2001 roku w Gdańsku. 
Pod czujnym okiem Andrzeja Morawca uczniowie tych 
szkół zdobywają pierwsze miejsca na wielu ogólnopolskich 
i międzynarodowych konkursów tańca, między innymi:  
w Gdańsku, Bytomiu, Kijowie, Rydze.

Prowadzi warsztaty tańca współczesnego i klasycznego  
w kraju i za granicą.

Jego choreografie wzbogacały repertuary m.in.: Teatru 
Wielkiego w Łodzi, Opery Bałtyckiej, Teatru Miejskiego  
w Gdyni, Kieleckiego Teatru Tańca.

W Y W I A D

	   zdj. Andrzej Morawiec, Fot. Archiwum prywatne.
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BALET W PIGUŁCE CZ. 2,
CZYLI OD SYLFIDY PO AKROBATĘ

Koniec XVIII wieku przyniósł publiczności pierwsze zachwyty nad maestrią 
ówczesnych gwiazdorów baletowej sceny. Po Europie podróżowali Vestrisowie 
i włoskie primabaleriny, a nauczyciele tańca z Włoch i Francji tworzyli zespoły 
baletowe w stolicach i na dworach najważniejszych monarchii Starego Kontynentu.

Koniec XVIII wieku przyniósł publiczności 
pierwsze zachwyty nad maestrią 
ówczesnych gwiazdorów baletowej sceny. 
Po Europie podróżowali Vestrisowie  

i włoskie primabaleriny, a nauczyciele tańca z Włoch 
i Francji tworzyli zespoły baletowe w stolicach i na 
dworach najważniejszych monarchii Starego Kontynentu. 

W tym czasie technika tańca klasycznego 
była już niemal w pełni uformowana  
i mimo swej naturalnej ewolucji polegającej 
na utrudnianiu skoków, piruetów, zwiększaniu 
zasięgu ruchu, pozostaje taka sama do dziś. 
Podstawą jej jest wykręcenie, czyli rozwarcie na 
zewnątrz stawów, absolutna równowaga, harmonia  

Grafika: CzaryMary
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i lekkość ruchów oraz ich elastyczność przy jednoczesnym 
utrzymaniu eleganckiej postawy całego ciała. Osiąga się je  
w wyniku długotrwałych codziennych 
ćwiczeń wedle odpowiedniej metody,  
a każdy ruch jest nazwany, opisany i skodyfikowany. 
Zasady tańca klasycznego usystematyzował Carlo  
Blasis, wzorując się podobno na starożytnych posągach, 
które zachowały się w rzymskiej ziemi. W Traite 
elementaire, theorique et pratique de l‘art de la dance 
(1820) stworzył system dokładnie opracowanych ruchów 
ciała, oznaczonych terminologią francuską. Nieco 
wcześniej zasady tworzenia widowisk baletowych, 
wyzwolonych z połączenia ze śpiewem i recytacją 
opracował Jean-Georges Noverre, tancerz i choreograf, 
reformator baletu. Na jego cześć Międzynarodowy Dzień 
Tańca ustanowiono na 29 kwietnia – rocznicę jego chrztu1.

W XIX wieku balet okazał się idealnym narzędziem do 
przekazania idei romantyzmu. Miast bogów i bogiń na 
scenie pojawili się mieszkańcy wsi oraz istoty nieziemskie 
– duszki, sylfidy, wróżki... To wtedy, aby wydać się 
bardziej nieziemskimi istotami, tancerki wspięły się na 
same czubki palców. Do tej pory i tancerze, i tancerki 
ewolucje wymagające zmniejszonego tarcia o podłogę 
wykonywali na półpalcach, a tańczyli w miękkich 

1	  Dzień narodzin Noverrea nie jest udokumentowany, bo zapisywano w księgach parafialnych dzień chrztu czyli „narodzin dla Boga”. 

pantoflach-baletkach bez obcasa. Aby nieco dłużej niż 
przez chwilę ustać na czubku stopy tancerki zaczęły 
wypychać baletki szmatkami, korkiem... Wreszcie szewc 
Opery Paryskiej przygotował pierwsze pointy-baletki  
z utwardzonym czubkiem. Najbardziej z wprowadzenia 
point do użytku na baletowej scenie zasłynęła Maria  
Taglioni – najsłynniejsza primabalerina tego okresu, 
pierwsza Sylfida w balecie pod tym samym tytułem, 
stworzonym dla niej przez ojca, znakomitego 
tancerza i baletmistrza Filippo Taglioniego (który 
był także,,przez krótki czas,baletmistrzem zespołu 
w Warszawie). Pointy były dalej udoskonalane, aby 
oprócz możliwości stania na palcach zapewniały coraz 
większą wygodę i bezpieczeństwo dla stóp. Dziś można 
wybierać między silikonowymi, piankowymi czy 
żelowymi wkładkami chroniącymi palce, do niedawna 
jednak w pointach gościła wata, szmatki lub... gazety. 

Romantyczna tancerka miała równie delikatnego 
i eleganckiego partnera, oboje zaś wykonywali 
coraz trudniejsze skoki i podnoszenia. Dla 
ich wygody wymyślono trykoty – opinające 
sylwetkę „kombinezony”, będące drugą skórą  
i zapewniające „przyzwoitość” stroju. Stały się one 
podstawą męskiego ubioru baletowego ukazującego całe 

Rys. Ilustracja z książki Traité élémentaire théorique et pratique de l'art de la danse, Carlo Blasis, 1820. Źródło: Wystawa online La Parola Scritta, 
The University of Utah, [dostęp: 21.11.2022] 
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nogi bez dodatkowych spodenek, które przez cały XIX 
wiek mężczyźni nosili na trykotach. Spódnica tancerki 
została skrócona do połowy łydki, aby zaś podkreślić 
lekkość ruchów wykonywana była z wielu warstw tiulu. Tak 
powstała baletowa paczka przyszyta do klasycznego gorsetu, 
współcześnie przyjmującego kształt ozdobnego body. 

Niezwykłe warunki do rozwoju balet zyskał w XIX wieku 
w dalekiej Rosji. Wraz z europeizacją tamtejszego dworu 
i wzrostem bogactwa carów do Petersburga i Moskwy 
poczęli wyjeżdżać, w poszukiwaniu sławy i pieniędzy, 
najlepsi tancerze, tancerki oraz baletmistrzowie włoscy i 
francuscy. To tam tworzył chyba najsłynniejszy choreograf 
baletu klasycznego Marius Petipa, autor choreografii 
Jeziora łabędziego, Śpiącej królewny, Bajadery, Don 
Kichota... Szczególnie współpraca z kompozytorem 
Piotrem Czajkowskim przyniosła wspaniałe owoce. Do tej 
pory muzyka baletowa była pisana niemal rzemieślniczo, 
rzadko zdarzały się partytury o większej wartości 
artystycznej – muzyka miała być rytmiczna i „taneczna”. 
Czajkowski tworzył arcydzieła – jego muzyka podnosiła 
walory spektaklu i przetrwała do czasów współczesnych. 
Klasyczne XIX-wieczne balety, które sa prezentowane 
przez największe zespoły świata to niemal wyłącznie 
spuścizna tego okresu. Prócz nich w żelaznym repertuarze 
znajdziemy kilka tytułów francuskich i włoskich oraz ich 
przeróbki angielskie (Córka źle strzeżona) i rosyjskie.

W carskiej Rosji balet klasyczny osiągnął najwyższy 
kunszt, również dziś obok francuskiej – szkoła rosyjska 
jest niezwykle ceniona. Stamtąd, dzięki światowym 
tournee słynnych Baletów Rosyjskich Diagilewa, a potem 
innych trup powstałych na ich bazie, balet rozpowszechnił 
się na świecie. W Ameryce dzięki działalności George’a 
Balanchine’a (tancerza i choreografa rosyjskiego 
Balancziwadze) powstała American Ballet School. 
Na bazie klasyki stworzył on współczesny styl baletu 
nazywany neoklasycznym. Świetny balet oparty na 
rosyjskich tradycjach zagościł też na Kubie i w wielu 
innych krajach. W Polsce tradycje baletowe są niemal tak 
długie jak francuskie, bo już na dworze króla Stanisława 
Augusta powstał pierwszy zespół polski Tancerzów Jego 
Królewskiej Mości. Balet, mimo pielęgnowania tradycji 
klasycznych rozwija się i ewoluuje nadal. To z niego  
wyrosły wszystkie współczesne techniki i style 
tańca artystycznego – zwłaszcza taniec modern. 
Dziś choreografowie baletowi chętnie łączą taniec 
klasyczny z elementami współczesnymi, sięgają też 
po akrobatykę, poszerzają możliwości ludzkiego 
ciała i wyrażania poprzez nie najróżniejszych emocji. 

Katarzyna K. Gardzina-Kubała

Zdj. Jezioro łabędzie Fot.Pixabay
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TANIEC A WYCHOWANIE 
ESTETYCZNE

EDUKACJA POWSZECHNA

W praktyce edukacyjnej zauważa się marginalizację wątków poświęconych sztuce 
oraz brak szerszej refleksji nad jej rolą i znaczeniem w procesach wychowawczych. 
Wychowanie estetyczne, do niedawna ważna i uznana subdyscyplina współczesnej 
pedagogiki, przechodzi kryzys, umniejszane jest jej znaczenie w wychowaniu szkolnym  
i pozaszkolnym. Rzadko myśli się dziś o wychowaniu przez sztukę jako o kształceniu całego 
człowieka. Wobec nowych wyzwań edukacji oraz zmian zachodzących we współczesnym 
świecie wychowanie estetyczne staje się koniecznością. Taniec jako specyficzna forma 
aktywności ludzkiej, ze względu na swoje właściwości i funkcje, może stanowić  swoiste 
antidotum na bolączki edukacji XXI wieku.

fot. ©Pixelshot przez Canva
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Wychowanie estetyczne

	 Czym jest owo wychowanie estetyczne i jaki 
jest zakres znaczeniowy tego pojęcia? Sam termin 
„wychowanie estetyczne” wprowadził niemiecki filozof 
i poeta Fryderyk Schiller, w swoim traktacie Listy  
o estetycznym wychowaniu człowieka (1795). Analiza 
literatury przedmiotu przekonuje o różnorodnych 
sposobach pojmowania wychowania estetycznego.  
W potocznym rozumieniu, a także w powszechnych 
ujęciach pedagogicznych, związki między 
sztuką a wychowaniem wyrażają się w koncepcji 
wychowania estetycznego, które oznacza zespół 
działań mających przygotować człowieka do 
postrzegania i oceny zjawisk estetycznych,  
w otaczającym ludzi świecie przyrody i sztuki. Wychowanie 
estetyczne w tym ujęciu utożsamia się z kształceniem 
estetycznego smaku i wrażliwości, dzięki obcowaniu  
z wartościami estetycznymi. Z kolei Wincenty Okoń uważa, 
iż ten rodzaj wychowania można pojmować jako „jeden 
ze składników wychowania i wielostronnego kształcenia, 
rozumiany jako ogół świadomych oddziaływań na 
wychowanka i jego działań własnych, w których wartości 
estetyczne i artystyczne wykorzystuje się do pogłębiania 
życia uczuciowego, rozwoju aktywności twórczej  
i samoekspresji wychowanka oraz do umożliwienia mu 
kontaktu z różnymi dziedzinami sztuki”1. W wychowaniu 
estetycznym chodzi przede wszystkim o podkreślenie 
wychowawczego wymiaru sztuki.
	 Irena Wojnar, wybitna znawczyni omawianej 
problematyki, szerzej ujmuje wychowanie estetyczne2, 
nadając mu dwa znaczenia: węższe i szersze. W znaczeniu 
węższym, wychowanie estetyczne oznacza kształcenie 
do sztuki, czyli „kształcenie estetycznej wrażliwości 
i estetycznej kultury, konieczne dla przeżywania  
i poznawania wartości sztuki”3. Z kolei wychowanie 
estetyczne w szerszym znaczeniu odnosi się do kształcenia 
pełnej osobowości człowieka, nie tylko w sferze 
wrażliwości estetycznej, ale „także w sferze intelektualnej 
(wzbogacanie wiedzy i uczenie myślenia osobistego), 
moralno-społecznej (zdobywanie podstaw oceny moralnej 
i umiejętności rozumienia sytuacji ludzkich, a przez to 
pełniejszego porozumienia z drugim człowiekiem) oraz  
w dziedzinie kształtowania wyobraźni i postawy twórczej”4. 
Świadomie organizowany proces edukacyjny powinien  
w zakresie wychowania estetycznego obejmować oba jego 
aspekty.
	 Niekiedy wychowanie estetyczne ujmuje się 
jako synonim wychowania przez sztukę5. Tymczasem 

należy odróżniać te pojęcia, współcześnie bowiem 
wychowanie estetyczne rozumie się szeroko, a zakres 
tego pojęcia obejmuje zarówno wychowanie do sztuki, 
jak i wychowanie przez sztukę. Wychowanie do sztuki 
obejmuje „zespół propozycji otwierających człowiekowi 
własną drogę do spotkania ze sztuką, ukazujących 
mu płynące z tego spotkania satysfakcje estetyczne, 
otwierających na różnorodność wartości”6. Wychowanie 
do sztuki jest programem kształcenia kultury estetycznej, 
jako postawy człowieka wobec dawnych i współczesnych 
zjawisk artystycznych. Postawa ta znajduje swój wyraz 
w koniecznej erudycji wynikającej z przyswojenia 
odpowiedniej wiedzy, w wyrobieniu emocjonalnym 
pozwalającym na osobiste przeżywanie wartości i na 
dokonywanie uzasadnionych wyborów osobistych, co  
z kolei uwarunkowane jest odpowiednią ilością kontaktów 
z różnymi dziełami sztuki. Wychowanie do sztuki 
powinno przygotowywać do możliwie szerokiej akceptacji 
różnorodnych zjawisk artystycznych, uczyć umiejętności 
ich wyjaśniania, rozumienia procesów naturalnej 
ewolucji i zmienności zjawisk. Obcowanie ze zjawiskami 
sztuki wymaga stałej weryfikacji sądów oraz upodobań  
i pozwala na odkrywanie w niej wciąż nowych wartości. 
Wychowanie do sztuki jest sprawą tolerancji i wyboru, 
zdolności do formułowania własnych sądów, określania 
indywidualnych upodobań. Wychowanie do sztuki, według 
Ireny Wojnar, staje się „zagadnieniem istotnym w czasach 
grożących zalewem pseudowartości z jednej, a spłyceniem 
sposobu przeżywania – z drugiej strony. Człowiek powinien 
uzyskać podstawową orientację w świecie sztuki po to, 
by umieć odnaleźć w niej treści w pełni humanistyczne, 
poczucie przynależności do świata wielkiej kultury,  
a równocześnie uwrażliwienie na bogactwo jej przeobrażeń. 
Wychowanie do sztuki zapewnia możliwość realizacji 
kolejnego etapu edukacyjnego, jakim jest wychowanie 
przez sztukę”7. Wychowanie przez sztukę wyraża się więc 
„w dwóch podstawowych tendencjach określanych jako 
osiąganie samowiedzy i samorealizacji; odpowiadają one 
integralnemu pojmowaniu człowieka, współzależności jego 
osobowych dyspozycji, łączących aspekty intelektualne  
i emocjonalne, poznawcze i moralne”8.
Najogólniej ujmując, wychowanie estetyczne jest 
przygotowaniem człowieka do odbioru sztuki, 
kształtowaniem kultury estetycznej, która jest podstawą 
do tworzenia dojrzałej osobowości przygotowanej do 
odbioru wartości sztuki. Istotnym celem wychowania 
estetycznego jest wyzwalanie aktywności twórczej 
prowadzącej do samorealizacji, rozwoju kreacji i wyobraźni 
twórczej. Dlatego coraz mocniej utrwala się przekonanie,  
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że wychowanie estetyczne nie ogranicza się tylko do sfery 
estetycznych przeżyć człowieka i jego wrażliwości, ale 
powinno stanowić również podstawę do kształtowania 
pełnej integralnej osobowości człowieka. Stąd też próby 
dokonywania podziału wychowania estetycznego na 
wychowanie do sztuki i przez sztukę odpowiadające 
intencjom kształtowania bądź to estetycznej wrażliwości, 
bądź też integralnej osobowości człowieka dzięki 
humanistycznemu bogactwu i szczególnemu potencjałowi 
edukacyjnemu sztuki. Między człowiekiem a tworzonym 
przez niego światem istnieją więzy wzajemnego 
oddziaływania. Istotne jest więc nie tylko to, jak człowiek 
określa swój stosunek do sztuki, ale także i to, jak sztuka 
kształtuje całego człowieka. Rozróżnienie wychowania do 
sztuki i przez sztukę ujawnia różne aspekty tego zjawiska. 
	 Problematyka wychowania estetycznego, 
wychowania do i przez sztukę nabiera dziś szczególnego 
znaczenia. Przywoływana tu niejednokrotnie Irena 
Wojnar, w swoim artykule Sztuka i wychowanie, pisała: 
„Wychowanie do sztuki ma przede wszystkim charakter 
inicjacji kulturalnej, kształcenia stosunku człowieka do 
ogólnoludzkiego dziedzictwa. Jest to szczególnie istotne  
w naszych czasach na tle przemian zachodzących 
w świecie i poszukiwania trwałych wyznaczników 
ludzkiej wspólnoty. Wartości sztuki stanowią czynnik 
pogłębiania tożsamości narodowej i ponadnarodowej, 
europejskiej i ogólnoludzkiej. W miarę jak rozszerza 
się i wzbogaca dostępny ludziom świat sztuki, zmienia 
się treść estetycznej świadomości człowieka i sama ta 
zmiana ma już charakter edukacyjny. Wychowanie do 
sztuki powinno zatem przygotowywać człowieka od 
wczesnych lat jego życia do możliwie szerokiej akceptacji 
różnorodnych zjawisk artystycznych, uczyć umiejętności 
ich postrzegania, rozumienia procesów naturalnej 
ewolucji i zmienności zjawisk, a także ich uwarunkowań, 
uwrażliwiać na wieloraki i otwarty charakter piękna. 
Jest więc sprawą tolerancji i wyboru, afirmacji wartości 
trwałych, szerokości zainteresowań. Wychowanie przez 
sztukę określa horyzonty kształcenia człowieka w zakresie 
szerszym niż wrażliwość estetyczna, która wszakże 
stanowi jego podstawę. Wychowanie to odnosi się zarówno 
do interioryzowania wartości, jak i do wyzwalania 
dyspozycji kreatywnych, stanowi stymulację człowieka, 
jego integralności”9. W dalszej części tekstu w kontekście 
udziału sztuki w wychowaniu człowieka autorka pisała: 
„Sztuka bowiem zarówno poszerza i wzbogaca zakres  
i treść osiąganej w sposób dyskursywny wiedzy o świecie 
i o człowieku, jak usprawnia działania mechanizmów 
poznawczych. Każdy kontakt ze sztuką rozpoczyna 

się od percepcji, dzięki której ulega wzbogaceniu 
wizja świata, zewnętrznego i wewnętrznego, dawnego  
i współczesnego. […] [Sztuka] prowadzi do rozumienia 
przede wszystkim procesów zachodzących w kreowanej 
przez człowieka rzeczywistości społecznej i kulturowej,  
a także do rozumienia treści przeżyć i doświadczeń 
drugiego człowieka, co ma w równym stopniu charakter 
poznawczy, co moralny”10. Wychowanie estetyczne 
wskazuje więc na potrzebę zintegrowanego pobudzania 
doznań estetycznych i aktywności ekspresyjno-kreacyjnej, 
a więc wprowadzania do procesów kształtowania człowieka 
różnorodnych wartości kultury estetycznej.
	 Ważnym w koncepcji wychowania estetycznego, 
zwłaszcza w ujęciu wychowania przez sztukę jest 
kształtowanie postawy „otwartego umysłu”. Obejmuje 
ona kilka elementów bardzo ściśle ze sobą złączonych  
i współzależnych. Są to:
1. wyostrzenie sposobu spostrzegania, 
2. rozszerzenie zakresu doświadczeń, 
3. wzbogacanie i pogłębianie wiedzy, 
4. postawa twórcza. 

Dla Ireny Wojnar postawa „otwartego umysłu” jako synteza 
tych czterech elementów powinna być celem wychowania 
przez sztukę11. 
	 Sztuka jest i powinna być ważnym środkiem 
formowania osobowości człowieka. Ukazuje bowiem 
zarówno to, jaki człowiek jest, jak i to, jaki człowiek 
chciałby i jaki mógłby być. Sztuka powinna być więc jednym  
z głównych narzędzi wychowawczych, jakimi posługuje 
się współczesna szkoła. Różnorodne bogate kontakty ze 
sztuką oraz własne doświadczenia twórcze są konieczne  
w procesie edukacji, gdyż bez nich człowiek jest zubożony, 
a co za tym idzie traci wolność dokonywania wyboru, 
możliwość kształtowania i doskonalenia siebie. Szkoła 
w swoich programach powinna uwzględniać rozwój nie 
tylko zdolności intelektualnych ucznia, ale także edukację 
emocjonalną, wyobraźnię, intuicję i postawy twórcze. 
We współczesnym, nieustannie zmieniającym się świecie 
wymagane jest by szkoła przygotowała do wzmożonego 
obcowania ze sztuką, by młodzi ludzie umieli z niej 
korzystać, dokonując odpowiednich wyborów, tym samym 
wzbogacając swoje życie. Nowe zadania wychowania 
estetycznego to nie tylko wprowadzanie dzieci i młodzieży 
w bogactwo ludzkich wartości urzeczywistnionych  
w dziełach sztuki, ale także ogromna szansa na wzbogacanie 
i rozwój osobowości młodego pokolenia12.
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Taniec jako jedna z form wychowania 
estetycznego

	  We współczesnej koncepcji edukacji estetycznej 
zwraca się uwagę na jej dwa zakresy: edukację do sztuki 
oraz edukację przez sztukę. Wychowanie taneczne  
z pewnością spełnia humanistyczne założenia koncepcji 
wychowania estetycznego, ponieważ może być realizowane 
poprzez wychowanie do tańca i wychowanie przez 
taniec. Mamy dziś wiele form uczestnictwa w kulturze 
tanecznej pretendujących do miana form wychowania, 
zwłaszcza w amatorskim ruchu artystycznym. Taniec  
w Polsce jest bowiem szczególnie widoczny w działalności 
ośrodków kultury13 i prywatnych szkół, gdzie prowadzone 
są zajęcia z różnych form tańca. Każda jego forma może 
być przystosowana do potrzeb wychowawczych, jeżeli 
nauczyciel dobierze właściwe dla danego środowiska  
i jego zapotrzebowań rodzaje tańca. Jak pokazuje poniższy 
wykres, wśród działających grup artystycznych taniec 
cieszy się największą popularnością. 

	 W koncepcję wychowania przez sztukę w ujęciu 
Ireny Wojnar dobrze wpisuje się idea  wychowania  przez  
taniec  i  do  tańca. Wychowanie do tańca, jako element 
wychowania do sztuki, kształci wrażliwość człowieka 
na wartości, wzmacnia tożsamość kulturową i zapewnia 
ciągłość  kulturowego dziedzictwa, a jednocześnie 
uczy tolerancji wobec nowego. Obudzenie osobowości   

i osiągnięcie przez nią harmonii jest jednym z celów 
edukacji tanecznej i wychowania przez taniec, zwłaszcza  
w kontekście tendencji globalizacyjnych  
i wielokulturowości. Jak zauważa Krystyna Pankowska, 
wychowanie estetyczne „w nowej, zmieniającej 
się rzeczywistości musi przebiegać wielotorowo  
i wielozadaniowo14” i wyróżnia trzy płaszczyzny czasowe: 
przeszłość (tradycyjna sztuka i tradycyjne wartości), 
teraźniejszość (sztuka współczesna i kształtowanie 
krytycznej postawy), przyszłość (demokratyczna szansa 
wychowania estetycznego). Taniec może być wykorzystany 
na każdej z tych płaszczyzn. Wychowanie przez taniec 
nie stanowi jednak odrębnej dziedziny teorii wychowania 
estetycznego. Tradycyjnie wiązano go z muzyką, teatrem 
lub szeroko pojętym wychowaniem fizycznym. Dopiero 
w latach 90. XX wieku Włodzimierz Tomaszewski  
i Dariusz Kubinowski pisali wprost o procesie estetycznej 
edukacji tanecznej, którą zawarli w dwóch pojęciach (za  
Ireną Wojnar i Bogdanem Suchodolskim): wychowaniu 
do tańca i wychowaniu przez taniec. 
	 Według Włodzimierza Tomaszewskiego wychowanie 
do tańca ma na celu „budzenie  świadomości  tanecznej, 
wrażliwości i tanecznego smaku, tanecznej aktywności, 
pogłębionego stosunku do sztuki tanecznej i tańca  
w ogóle”15, aby „przyszli odbiorcy spektakli tanecznych 
byli w stanie w pełni docenić prezentowane formy tańca”16. 
Natomiast wychowanie przez taniec, to  „kształtowanie  
pełni  człowieczeństwa  za  pośrednictwem tańca, czy 
mówiąc inaczej w tańcu uprawianym czynnie (na scenie 

Rys. 1. Wykres 2, [w:] Działalność centrów kultury, domów kultury, ośrodków kultury, klubów i świetlic w 2021 r. Główny 
Urząd Statystyczny.
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i poza sceną), jak i pozornie  biernie,  gdy  uczestnictwo  
ogranicza się  do  odbioru  kultury  tanecznej (zarówno 
scenicznej, jak i pozascenicznej)”17. Z kolei dla Dariusza 
Kubinowskiego wychowanie taneczne to „[...] świadoma  
i  celowa  działalność  osób,  głównie  profesjonalnych  
wychowawców, nauczycieli  i  instruktorów,  podejmowana  
w  różnych  formach,  która  zmierza  do nabywania  przez  
jednostkę  określonych  kompetencji  w  zakresie  tańca  
oraz  do oddziaływania  poprzez  doświadczenia  taneczne  
na  jej  rozwój  fizyczny,  umysłowy, społeczny, kulturowy 
i duchowy”18. Według tej koncepcji autor wychowanie do 
tańca odnosi do zapoznawania wychowanka z określonymi 
wartościami kultury tanecznej, które są charakterystyczne 
dla danej grupy lub społeczeństwa oraz nabywania 
niezbędnych umiejętności pozwalających mu na pełne 
uczestnictwo w tej kulturze. Wychowanie przez taniec 
to oddziaływanie tańca na całą osobowość człowieka. 
Oba procesy zachodzą jednocześnie przenikając się 
wzajemnie19. Wychowanie  przez  taniec  realizowane  jest  
w  różnym  celu,  a  co  za  tym  idzie 
różnymi  środkami.  Pierwszy  i  podstawowy  to  rozwój  
psychofizyczny  dzieci  i młodzieży, niezależnie  od  ich  
predyspozycji.  Ten  rodzaj  wychowania  przez  taniec 
powinien być realizowany w ramach obowiązkowych 
zajęć szkolnych. Drugim celem jest rozwój uzdolnień 
artystycznych, a trzecim – wyrównywanie braków 
rozwojowych. Ponadto aspekt kreatywności w tańcu jest 
niezwykle ważny stwarza bowiem uczestnikom możliwość 
improwizacji i swobody w działaniu.

Taniec w edukacji dzieci i młodzieży

	 Taniec jako metoda pracy z dziećmi i młodzieżą 
bywa wykorzystywany, stanowi bowiem dla tych grup 
wiekowych aktywność atrakcyjną i przyjemną. Wynika to 
przede wszystkim z ich potrzeb rozwojowych: potrzeby 
ruchu i potrzeby zabawy. Taniec to szczególna forma 
aktywności twórczej człowieka, której tworzywem 
jest ruch ciała wykonywany w celu ekspresji stanów 
emocjonalnych lub przekazu treści symbolicznych.	
Edukacja taneczna wszechstronnie rozwija młodego 
człowieka oraz w sposób kompleksowy i wielowymiarowy 
oddziałuje na jego rozwój20. 
	  Wykorzystanie tańca w pracy z dziećmi i młodzieżą 
daje duże możliwości w kierowaniu rozwojem ich 
osobowości i sprawności psychofizycznej. Różnorodność 
form tanecznych umożliwia wprowadzenie tańca do pracy 
z wszystkimi grupami wiekowymi i sprawnościowymi na 
każdym etapie kształcenia. Zabawowa forma działalności 
tanecznej sprzyja odprężeniu psychicznemu, zmniejsza 
napięcia i likwiduje źródła frustracji. Uczestnicy tego  
rodzaju zajęć wyzbywają się kompleksów, zahamowań, 
otwierają się na świat, są bardziej spontaniczni. Taka 
aktywność wpływa również na wyrabianie poczucia 
rytmu, słuchu, ułatwia uzyskanie elastyczności  
i harmonii ruchowej. Taniec wspomaga rozwój społeczny 
i emocjonalny człowieka. Kształtuje precyzję ruchów, 
doskonali ich koordynację wzrokowo-ruchową oraz 
orientację przestrzenną i w schemacie własnego ciała, 
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Rys. 2. Wpływ edukacji przez taniec na wychowanie i rozwój osobowości dzieci i młodzieży.
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ulepsza percepcję ruchową i umiejętność niewerbalnego 
wyrażania się, włączając w to aspekt kreatywny. Poprawia 
motoryczność i sprawność ruchową, prowadząc do 
harmonijnego rozwoju organizmu. Angażowane są 
wszystkie partie mięśniowe i stawy, co ma wpływ na 
wzmocnienie struktury mięśniowej oraz zwiększenie 
ruchomości w stawach. Taniec dodaje ruchom lekkości, 
sprężystości, płynności. Przyczynia się do poprawy gibkości 
i skoczności. Nie bez znaczenia jest pozytywne działanie 
tańca na wyobraźnię, pamięć dziecka, szczególnie na 
pamięć ruchową, którą kształtujemy poprzez powtarzanie 
sekwencji kroków i figur tanecznych. Zajęcia taneczne 
mają też znaczący wpływ na strefę poznawczą i procesy 
myślenia, na kształtowanie się uwagi – na jej podzielność, 
wspomaganie szybkości reagowania, gotowość. Dlatego 
też uczenie poprzez odbiór wrażeń kinetycznych ma duże 
znaczenie w każdej sytuacji wychowawczej. Zajęcia 
taneczne przyczyniają się także do ogólnego rozwoju 
fizycznego, zapobiegają wadom postawy oraz je korygują. 
Kształtują świadomy ruch, oddech, ćwiczą koncentrację 
uwagi oraz szybką reakcję na określone bodźce.  
W zależności od proponowanej formy tańca dostarczane 
uczestnikom zajęć doznania estetyczne wyzwalają 
w nich artyzm, sprzyjają improwizacji ruchowej i 
pobudzają inwencję twórczą. Taniec do muzyki spokojnej  
o łagodnej linii melodycznej pełni funkcję relaksacyjną, 
odprężającą, co jest szczególnie ważne wobec silnych 
bodźców dostarczanych przez środowisko zewnętrzne. 
Co ważne, zajęcia taneczne wpływają na rozwój sfery 
poznawczej młodego człowieka poprzez poznawanie 
przez niego własnej psychiki, głównie uświadamianiu 
własnych przeżyć i potrzeb emocjonalnych, a także 
przeżyć i potrzeb rówieśników. Poprzez obserwację 
stanów uczuciowych współuczestników zajęć taniec staje 
się środkiem porozumiewania, pozwala na poznanie się 

i zawiązanie więzi z rówieśnikami. Potrzeba wspólnego 
działania zwiększa poczucie odpowiedzialności, ale także 
wpływa na kształtowanie się poprawnych i kulturalnych 
relacji między uczestnikami zajęć, uczy delikatności  
i uwagi, zważania na reakcje współuczestników. 

	 Ogromne korzyści, jakie wynikają z uczestnictwa  
w tańcu, zostały dostrzeżone i wykorzystane w praktyce 
przez twórców koncepcji wychowania. W różnych 
programach i systemach edukacyjnych taniec uwzględniany 
był jako forma przygotowania do życia towarzyskiego, 
jako element nauczania ogłady i elegancji ruchu, jako 
forma zabawy i rozrywki, a przede wszystkim jako istotny 
element wychowania fizycznego. 
	 W dawnych koncepcjach wychowania stosowano 
taniec głównie w celu umacniania i kształtowania ciała, 
nadawania jego ruchom płynności, zręczności, wdzięku 
i piękna. Z czasem pozycja społeczna tańca została 
zepchnięta na margines idei wychowawczych, gdzieś 
na obrzeża ćwiczeń cielesnych. Stopniowo ugruntował 
swoją pozycję w wychowaniu dworskim – co utrzymało 
się aż do współczesności, zwłaszcza w mieszczańskim 
modelu kształcenia „w dobrym tonie”, obejmującego, 
zwłaszcza dla dziewcząt, zajęcia z tańca salonowego lub 
towarzyskiego.
	 Początek XX wieku uważany jest za okres istotnych 
zmian w postrzeganiu tańca jako sposobu wyrażania 
ludzkich emocji. Niewątpliwie przyczynili się do tego 
pedagodzy i artyści, którzy w tym okresie zajęli się 
badaniem wszechstronnych możliwości motorycznych 
ciała ludzkiego oraz refleksją nad ruchem i jego 
porządkiem, czyli rytmem. Wychowanie taneczne zaczęto 
nazywać pedagogiką ruchu. Za czołowych przedstawicieli 
pedagogiki ruchu uważa się Rudolfa Steinera (1861-
1925), Emila Jaques`a-Dalcroze`a (1865-1950) oraz 
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Rudolfa von Labana (1879-1958). Wspomniani badacze  
i pedagodzy nie tylko wskazywali na znaczenie ruchu, ale 
wyciągali konsekwencje pedagogiczne. Były to programy 
edukacyjne do dziś rozwijane przez ich kontynuatorów. 
	 Obecnie w wielu krajach na świecie taniec 
uwzględniany jest w programach szkolnych w ramach lekcji 
wychowania fizycznego bądź przedmiotów artystycznych. 
Niestety, zwykle przeznacza się niewielką liczbę godzin 
na jego realizację21.  Jak słusznie zauważa Roderyk Lange 
przede wszystkim „konieczne jest podniesienie rangi 
tańca. Przedmiot tańca powinien uzyskać lepszą pozycję 
w programach nauczania szkół podstawowych, średnich 
i ogólnie w obrębie całego systemu edukacji. Programy 
szkolne winny być tak skonstruowane, aby ciągłość 
nauczania tańca była zachowana w przechodzeniu 
z jednego stopnia do drugiego”22. Jak ważna jest 
popularyzacja i promocja tańca w społeczeństwie,  
a nade wszystko zmiany w edukacji tanecznej i szerokie 
upowszechnianie tańca pokazał II Kongres Tańca (26-29 
września 2020) zorganizowany w Warszawie przez Instytut 
Muzyki i Tańca. Jednym z postulatów kongresowych jest 
„upowszechnianie lekcji tańca w ramach wychowania 
fizycznego oraz wprowadzenie treści dotyczących 
historii i teorii tańca w szkołach podstawowych  
i ponadpodstawowych”23. W celu realizacji powyższego 

postulatu, jak również promocji wiedzy dotyczącej 
możliwości upowszechniania i zainteresowania tańcem  
w formie zajęć do wyboru w ramach przedmiotu   
wychowanie fizyczne, Narodowy Instytut Muzyki  
i Tańca przeprowadził w 2021 roku ogólnopolską ankietę 
diagnozującą obecność zajęć tanecznych w polskich 
szkołach. Badanie to stanowi część pilotażowego 
programu tańczMY w szkole. Jak piszą we wstępie autorki 
opracowania raportu, Karolina Bilska i Magdalena 
Juźwik, program tańczMY w szkole ma za zadanie także 
„zainicjować współpracę pedagogów tańca z placówkami 
edukacyjnymi i przygotowanie kadry pedagogicznej do 
prowadzenia zajęć tanecznych w szkołach. […] Potrzeba 
szerszego wprowadzenia tańca do polskich szkół wynika 
z faktu, że pełni on bardzo ważną rolę w edukacji i jako 
niezwykle wszechstronna forma ruchu, zalecana na 
każdym etapie kształcenia dzieci i młodzieży, jest istotnym 
elementem uatrakcyjniającym proces dydaktyczno-
wychowawczy”24. W dalszej części Raportu autorki piszą: 
„Taniec obecny jest w programie zajęć edukacyjnych 
kształcenia zintegrowanego, wychowania fizycznego czy 
pozalekcyjnych zajęciach szkolnych w niewielkim stopniu. 
Jedną z przyczyn takiego działania jest niedocenianie 
walorów tańca w rozwoju psychomotorycznym dzieci  
i młodzieży, innymi – brak czasu lub umiejętności, aby 
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wpleść elementy taneczne w ramy programów szkolnych. 
Dlatego niezwykle ważne jest włączanie tańca w realizowany 
w szkole program nauczania, aby dzieci od najmłodszych 
lat były przeprowadzane przez proces edukacji tanecznej 
[...]”25. Analiza zebranych danych niestety potwierdziła 
istniejący stan wiedzy. Z podsumowania badań wynika, 
że zajęcia taneczne nie są realizowane w ramach zajęć do 
wyboru z przedmiotu wychowanie fizyczne w większości 
polskich szkół podstawowych i ponadpodstawowych. 
W zakończeniu Raportu autorki piszą: „Na podstawie 
zebranych wyników możemy więc uznać, że program 
pilotażowy tańczMY w szkole przyczyni się nie tylko do 
popularyzacji wiedzy na temat pozytywnego wpływu 
tańca na różnorodne aspekty życia człowieka, ale pozwoli 
dyrektorom i nauczycielom dopasować ofertę edukacyjną 
do realnej skali zapotrzebowania na zajęcia taneczne. 
Wreszcie rodzicom i uczniom pokaże, jakie możliwości  
w tym zakresie może zaoferować szkoła w ramach 
przedmiotu wychowanie fizyczne”26. Realizacja 
„wprowadzenia treści dotyczących historii i teorii tańca 
w szkołach podstawowych i ponadpodstawowych” 
możliwa będzie od roku szkolnego 2023/2024 w szkołach 
ponadpodstawowych w ramach przedmiotu historia 
tańca27. 
	 Taniec w dużym zakresie spełnia wymagania stawiane 
edukacji, dlatego „istnieje silna potrzeba promowania 
tańca wśród przedmiotów artystycznych”28.

Wytańczyć siebie

	 Każdy może tańczyć, a nawet powinien, gdyż taniec 
ma zbawienny wpływ na nasze ciało i umysł. Jako środek 
komunikacji, niewerbalnego wyrażania się człowieka 
jest niezbędnym elementem jego procesów rozwojowych  
i istotnym elementem wychowania. Widoczne jest coraz 
większe zapotrzebowanie na niego we współczesnym 
świecie, co dowodzi, że nadal ma istotną wartość 
w społeczeństwie. W warunkach życia, które stale 
ograniczają aktywność ruchową i automatyzują pracę 
ludzi, doświadczanie różnorodnych form tańca może 
dawać nie tylko radość, ale przede wszystkim stymulować 
wszechstronny i harmonijny rozwój człowieka we 
wszystkich jego wymiarach.  Taniec – niezależnie od tego, 
czy był związany z rozrywką, obrzędem, magią, religią 
czy sztuką – zawsze był i jest środkiem komunikacji 
międzyludzkiej. W miarę rozwoju cywilizacyjnego rola 
tańca zmieniała się. Im więcej człowiek umiał opowiedzieć 
i nazwać słowami, tym rzadziej używał do tego celu mowy 
ciała. Mimo iż taniec nadal pozostał narzędziem ekspresji, 

niestety w społecznościach zurbanizowanych jego rola 
znacznie zmalała. Obecnie taniec w kulturze europejskiej 
w niewielkim stopniu służy umacnianiu więzi społecznych 
oraz stosowany jest jako środek wychowawczy, 
zapewniający równowagę psychiczną i prowadzący do 
głębokiego, wewnętrznego przeżycia. Roderyk Lange 
tak pisał o zagrożeniach cywilizacyjnych: „Procesy 
urbanizacyjne i sekularyzacyjne niewątpliwie wyzwoliły 
człowieka z więzów społeczności ściśle zintegrowanych, 
gdzie cenzura społeczna życia jednostki była bezwzględna. 
Ścisła więź społeczna została zerwana. […] W rezultacie 
tych procesów taniec przestaje być czynnikiem życia 
zbiorowego.  Bezpośrednie uczestnictwo człowieka  
w działaniu tanecznym maleje. Elementy urbanizacyjne 
w kulturze – generalnie rzecz ujmując – powodują 
wyobcowanie się człowieka ze swego środowiska oraz 
ograniczanie własnej aktywności. Jest to jedna z wielu szkód 
wyrządzanych przez cywilizacje o nadmiernej orientacji 
technologicznej i materialistycznej”29.  Należy dostrzec, że 
taniec jest ważnym środkiem samowyrażania się człowieka 
oraz istotnym elementem procesów edukacyjnych. Wpływ 
tańca na wszechstronny rozwój człowieka oraz poprawę 
jakości jego życia jest niekwestionowany. Dlatego też jest 
tak istotnym elementem we współczesnej edukacji dzieci 
i młodzieży.
	 Wywodząca się z założeń wychowania estetycznego 
koncepcja wychowania przez sztukę, zakłada 
kształcenie postawy „otwartego umysłu”.  Irena Wojnar 
niejednokrotnie podkreślała, że „kształcenie postawy 
otwartego umysłu implikuje jednak nie tylko konieczność 
nabywania i wzbogacania wiedzy o kulturze, ale również 
wzbudzenie intelektualnej ciekawości, uaktywnienie 
ogólnych zainteresowań umysłowych, pasję poszukiwania 
i stawiania pytań”30. Dzieciństwo i okres młodzieńczy to 
czas intensywnego dojrzewania, przeżyć emocjonalnych, 
odkrywania świata, poznawania samego siebie, 
kształtowania postaw i wyboru wartości. Wychowanie, 
jako proces celowy, odgrywa wtedy ogromną rolę,  
w rozwijaniu wrażliwości estetycznej. Sztuka, a Taniec jest 
Sztuką, stanowi źródło różnego rodzaju przeżyć i emocji, 
wykorzystanie sztuki/tańca w edukacji pozwala spojrzeć 
w głąb samego siebie, określić swoją indywidualność  
i tożsamość kulturową i narodową. 
	 Współczesna szkoła nie może jedynie dostarczać 
młodym ludziom informacji z różnych dziedzin wiedzy. 
Musi im również pomagać w poszukiwaniu właściwego 
kierunku i sensu życia. Na tym polega odpowiedzialność 
szkoły, zwłaszcza obecnie w dobie dynamicznych przemian 
kulturowych i społecznych, które niejednokrotnie mogą 
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zagrażać nawet najbardziej podstawowym wartościom 
moralnym. Sztuka/Taniec są obecne przez całe życie 
człowieka – są źródłem wciąż nowych doznań, permanentnie 
odnawianej wiedzy o świecie i o nas samych. Sztuka, a tym 
samym taniec, stają się nowymi, atrakcyjnymi środkami 
wychowawczymi, kształtującymi postawy człowieka, ale 
równocześnie środkami nauczania, ponieważ wzbogacają 
zasób wiedzy i mechanizmy poznawcze.

Alicja Iwańska
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SZTUKA AKOMPANIAMENTU 
– ROZMOWY Z 

AKOMPANIATORKAMI BALETU 
ROZMAWIA AGNIESZKA NAREWSKA-SIEJDA

Zawód akompaniatora tańca klasycznego to 
trudna profesja, nieobjęta w Polsce żadnym 
osobnym programem studiów. Osoby, które 
się go podejmują trafiają na salę baletową 

najczęściej w wyniku szczęśliwego – jak wynika z ich 
wypowiedzi – przypadku: Od dziecka bardzo lubiłam 
balet – mówi Olena Yasilkivska1, absolwentka studiów 
pianistycznych. –Uważam, że to przepiękna sztuka, 
w której niezmiernie ważną rolę odgrywa muzyka. 
Akompaniować tancerzom zaczęłam przez przypadek 
– moja córka uczęszczała na zajęcia do Zespołu Pieśni  
i Tańca „Krakus”, w którym akurat szukano akompaniatora. 
Jako że z wykształcenia jestem pianistką, zgłosiłam się  
i od razu polubiłam to zajęcie. Wkrótce potem dostałam 
również pracę w zespole baletowym Opery Krakowskiej, 
a także w Niepublicznej Krakowskiej Szkole Sztuki Tańca 
„L’Art de la Danse”, gdzie pracuję do dziś2.
Mimo braku odrębnych, specjalistycznych studiów 
w zakresie akompaniamentu do tańca, na kierunkach 
podjętych przez nasze bohaterki , pojawiały się 
przedmioty, które znacznie ułatwiły im późniejszą 
pracę. Lidia Ordon3, absolwentka studiów z zakresu gry 
na organach, mówi: Bardzo pomogła mi improwizacja, 
zajęcia z harmonii oraz praca w zespole kameralnym, 

dzięki której nabrałam doświadczenia pracy zespołowej. 
Podobne odczucia mają absolwentki studiów rytmicznych, 
Monika Moskała4 i Joanna Wabik5, która zauważa: Bardzo 
pomogła mi improwizacja, zarówno ruchowa, głosowa, 
jak i instrumentalna oraz granie „pod ruch”. Dzięki tym 
przedmiotom mogłam weryfikować w praktyce wiedzę z teorii 
muzyki i harmonii. Miałam również szansę pracować nad 
własnymi kompozycjami, tworzonymi według narzuconych 
przez wykładowcę zasad (np. utworami o formie ronda czy 
w stylu Jana Sebastiana Bacha). Umiejętności te bardzo 
przydały mi się następnie w czasie akompaniowania, 
gdyż z jednej strony musiałam dostosować się do zadanej 
przez nauczyciela kombinacji, a z drugiej mogłam 
poimprowizować z planem harmonicznym, z melodią itp. 
Wolę korzystać z tych narzędzi, niż z gotowej literatury 
muzycznej.
Wszystkie akompaniatorki podkreślają niezwykłą wagę 
improwizacji, która jest w tym zawodzie konieczną 
umiejętnością. Monika Moskała wyjaśnia: Często  
w czasie lekcji zdarzają się sytuacje, kiedy nauczyciel sam 
improwizuje jakąś kombinację, nie należącą do „kanonu” 
exercices [ćwiczeń - przyp. red.] baletowych, a mającą 
na celu wyćwiczenie jakiegoś pojedynczego elementu 
technicznego. Gdy nie ma się pod ręką odpowiednich nut, 

Słowo „akompaniament” wywodzi się z włoskiego accompagnare, w którym oznacza  
m.in. „towarzyszyć”, „dołączać”, „harmonizować”. Wszystkie te określenia doskonale 
oddają rolę, jaką pełni muzyka towarzysząca uczniom i tancerzom w codziennych lekcjach 
tańca klasycznego. Bohaterkami niniejszego artykułu są akompaniatorki baletu – Monika 
Moskała, Lidia Ordon, Joanna Wabik oraz Olena Yasilkivska. Choć na co dzień milcząco 
towarzyszą adeptom i artystom baletu siedząc za fortepianem, zgodziły się opowiedzieć 
o tajnikach swojej pracy, która jest zarazem pasją ich życia.

EDUKACJA ZAWODOWA



35 Taniec 2.2022

umiejętność improwizacji pomaga w dostosowaniu się 
do potrzeb pedagoga i w płynnym przebiegu lekcji. Inną 
kwestią jest to, że repertuar nut do akompaniowania jest 
mocno ograniczony, dość trudny do zdobycia. Nie zawsze 
również noszę wszystkie nuty ze sobą, dlatego też myślę, 
że cenne jest poradzenie sobie „tu i teraz”. 
To właśnie przede wszystkim dzięki opieraniu warsztatu 
swojej pracy na improwizacji, akompaniatora nazwać 
można twórcą, a nie jedynie odtwórcą, choć w kwestii 
tej opinie rozmówczyń są rozbieżne. Lidia Ordon nie 
ma wątpliwości, że jest to zawód twórczy, natomiast 
Olena Yasilkivska określa siebie mianem interpretatora 
i pośrednika. Pośrodku tych opinii sytuuje się Monika 
Moskała, zdaniem której: Akompaniator jest jednocześnie 
i twórcą, i odtwórcą. Jeżeli gra z nut, to jest aktywnym 
odtwórcą, ponieważ nawet grając w ten sposób, musi 
przerobić dany utwór na potrzeby ćwiczenia. Nigdy nie 
wykonuje się utworu od początku do końca i dokładnie tak, 
jak każe zapis nutowy. Z kolei w przypadku improwizacji, 
moim zdaniem, akompaniator jest już wtedy twórcą. Tworzy 
muzykę, inspirując się tym, co widzi, choć oczywiście 
musi dostosować się do tego, co jest aktualnie potrzebne  
do lekcji.
Całkowicie zgodne akompaniatorki są natomiast w kwestii 

tego, która część lekcji jest najtrudniejsza do grania. Bez 
wahania na pierwszym miejscu stawiają allegro (skoki). 
Kłopot polega na tym, aby poprzez muzykę pomóc 
tancerzowi wybić się i unieść jak najwyżej. Joanna Wabik 
zwraca również uwagę, że trudność tkwi w tym, iż: Skoki 
w tańcu klasycznym są bardzo różnorodne i nie zawsze 
jeden schemat akcentowania słabej, czy też mocnej części 
taktu sprawdza się we wszystkich kombinacjach. Myślę, 
że akompaniowania do tej części lekcji człowiek uczy 
się bardzo, bardzo długo. Problematyczny jest również 
akompaniament do piruetów. Trudność zasadza się tu 
przede wszystkim na: (…) doborze właściwego tempa, 
na tym, aby „wyczuć” tancerza, który przecież nie jest 
maszyną, ma lepsze i gorsze dni, co wpływa na tempo, 
w jakim wykonuje dany element tańca – mówi Olena 
Yasilkivska. Zwraca ona również uwagę na jeszcze inne 
problemy związane z tym zawodem: W akompaniowaniu 
generalnie najtrudniejsze jest to, aby być idealnie 
zsynchronizowanym z tancerzem. Jeżeli to nie wychodzi, 
to mam wrażenie, że nie mamy do czynienia z tańcem, ze 
sztuką baletową, lecz z gimnastyką do muzyki. Natomiast 
osiągnięcie takiego porozumienia, stworzenie jednej 
całości – to zadanie zarówno dla tancerza, który musi 
słyszeć muzykę, jak i dla akompaniatora, który musi 

zdj. Olena Yasilkivska, Fot. Archiwum prywatne
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uważnie śledzić i współodczuwać ruch.
Na inne kwestie zwraca uwagę Monika Moskała:  
W tym zawodzie jest dużo trudności. Z jednej strony 
trzeba skupić się na samej grze, aby była ona na wysokim 
poziomie i technicznym, i artystycznym, z drugiej zaś 
aby była maksymalnie dostosowana do ruchu tancerza, 
zespolona z nim. Trzeba patrzeć i w nuty, i na klawiaturę, 
i przede wszystkim na uczniów. Inną trudnością jest to, 
kiedy nagle słyszy się nazwę nowego ćwiczenia, zwłaszcza 
w starszych klasach, w których technika już jest bardziej 
zaawansowana, i akompaniator nie wie do końca jaki jest 
charakter tego ćwiczenia, nie ma czasu zastanawiać się, 
co może zagrać. Musi sprostać temu wyzwaniu, słuchać 
wyjaśnień pedagoga i zagrać szybko coś, co będzie 
najlepiej pasowało. Kolejną trudnością jest umiejętność 
dopasowania się do każdego nauczyciela, aby stworzyć z 
nim zgrany duet, wyczuć czego oczekuje i w jaki sposób 
postrzega muzykę i akompaniament. Z kolei dla Lidii 
Ordon kłopotliwe są sytuacje, w których: (…) nauczyciel 
niedokładnie rozlicza kombinacje i używa nieprecyzyjnych 
komunikatów. Zdarza się również, że od akompaniatorów 
wymagana jest błyskawiczna reakcja, nie dając nam 
nawet chwili na zastanowienie się. Na relację między 
nauczycielem tańca klasycznego a akompaniatorem 
zwraca również uwagę Joanna Wabik, zdaniem której 
niezwykle istotne jest: Wypracowanie porozumienia 
z prowadzącym. Bardzo ważne jest, aby komunikacja 

pomiędzy nauczycielem a akompaniatorem dobrze się 
układała, była przejrzysta, jasna, ale na tyle dyskretna, 
by nikogo nie wybijała z pracy. I  chodzi mi  nie tyle  
o komunikację werbalną, aby pedagog komenderował  
w trakcie mojej gry „wolniej”, czy „szybciej”, ale  
o sygnały niewerbalne (np. nabijanie tempa pstrykaniem), 
co pozwala mi na szybką korektę akompaniamentu  
i dostosowanie się do wymagań prowadzącego. 
Czy zatem sposób gry zależy od pedagoga, z którym 
się współpracuje? Lidia Ordon na to pytanie odpowiada 
przecząco, natomiast Olena Yasilkivska i Monika Moskała 
widzą tego typu zależności. Joanna Wabik sytuuje się 
pośrodku: Tak ogólnie to myślę, że sposób mojej gry raczej 
nie zależy od nauczyciela, ale myślę, że jeśli z danym 
prowadzącym uda się osiągnąć porozumienie, o którym 
wspomniałam wcześniej, to zdecydowanie gra się ładniej. 
Jest wtedy więcej przestrzeni, aby się rozwinąć, mniej 
stresu, co owocuje uzyskaniem bardziej śpiewnej melodii 
i swobody gry.
Wśród innych ważnych umiejętności przydatnych 
w akompaniowaniu lekcjom tańca klasycznego, 
akompaniatorki wymieniają uważność, elastyczność  
i umiejętność szybkiego reagowania na to, co dzieje się 
na zajęciach. Podkreślają ponadto, że choć praktyczna 
umiejętność tańca klasycznego nie jest w tym zawodzie 
obligatoryjna, należy znać terminologię tańca klasycznego 
oraz cel i charakter każdego ćwiczenia. Na pewno istotne 
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jest również posiadanie bardzo dobrego poczucia rytmu, 
które pomoże utrzymywać zadane tempo przez cały czas 
trwania danego ćwiczenia, a także bycie uważnym,  
co pozwala na utrzymywaniu kontaktu z tancerzami przez 
cały czas trwania lekcji czy próby. Uważam również, że 
akompaniatorowi bardzo pomóc może też posiadanie 
dużego repertuaru. Jest to zawód, w którym nieustannie 
trzeba się uczyć i rozwijać. Dla mnie bardzo inspirujący 
jest kontakt z różnymi pedagogami i choreografami,  
z którymi mam przyjemność współpracować. Osoby te 
wywodzą się z różnych szkół tańca klasycznego. Mają tym 
samym inne przyzwyczajenia i inne oczekiwania względem 
muzyki granej w czasie prowadzonych przez nich lekcji – 
mówi Olena Yasilkivska. Co więcej, na co zwraca uwagę 
Joanna Wabik: Istotna jest również umiejętność układania 
śpiewnych melodii, które mają w odpowiedni sposób 
zbudowaną frazę. Z perspektywy czasu widzę, że bardzo 
pomocne okazało się studiowanie rytmiki. Nie jest ona 
tak wymagająca pod względem techniki ruchu jak taniec 
klasyczny, ale kładzie nacisk na odzwierciedlanie ruchem 
muzyki i na ścisłe relacje pomiędzy tymi dwiema sztukami, 
co jest bardzo pomocne przy akompaniowaniu tancerzom. 
Oprócz umiejętności wymienionych powyżej, bezcenne 
jest po prostu doświadczenie, które przychodzi wraz 
ze stażem pracy. Jakich więc rad można udzielić 
osobom, które dopiero rozpoczynają swoją przygodę  
z akompaniamentem do tańca? Nie panikować, nie uciekać, 

nie zniechęcać się. Myślę, że mało kto zaczyna tę pracę i od 
razu wie jak akompaniować. Tego wszystkiego trzeba się 
nauczyć, to przychodzi z czasem, wraz z doświadczeniem. 
Nie ma co więc bać się na samym początku, że nie umie 
się tego robić. Z każdą godziną, z każdym dniem jest coraz 
lepiej – uspokaja Monika Moskała. Poza tym dobrze jest 
po prostu jak najwięcej oglądać lekcji tańca klasycznego  
i słuchać gry innych akompaniatorów. 
Jest to również zawód, który wymaga permanentnego 
rozwoju, rozwijania warsztatu swojej pracy. Nie wystarczy 
tylko przyjść na salę baletową i grać – ważne są również 
ćwiczenia poza czasem pracy, a także – podobnie jak 
u tancerzy – rozgrzewka przed lekcją. Na aspekt ten 
zwraca uwagę Lidia Ordon: Moim zdaniem akompaniator 
potrzebuje zarówno rozgrzewki, jak i ćwiczeń w domu, 
aby być w formie i doskonalić swój warsztat. Gram  
utwory z różnorodnej literatury muzycznej i choć finalnie 
nie wykonuję ich dokładnie tak, jak widnieje to w zapisie 
nutowym, przygotowuję bazę harmoniczną, którą mogę 
następnie wykorzystać na sali baletowej. Ćwiczę również 
utwory z repertuaru klasycznego, często opracowuję ich 
aranżacje. Wymaga to dodatkowego czasu i przygotowania. 
W jaki sposób akompaniatorki dobierają muzykę do 
ćwiczeń? Wszystkie przyznają, że najbardziej komfortowa 
jest sytuacja, kiedy nauczyciel sam proponuje konkretny 
utwór, ponieważ jako twórca kombinacji wie, jaka muzyka 
będzie najlepiej dopasowana do ruchu. Natomiast w innych 
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przypadkach, jak wyjaśnia Lidia Ordon: (…) staram się 
wnikliwie obserwować kombinacje i zagrać, coś, co moim 
zdaniem będzie najlepiej pasowało. Czasem korzystam 
z materiału nutowego, który mam w danej chwili przy 
sobie, często jednak gram po prostu to, co przyjdzie mi 
do głowy. Pomaga mi również oglądanie baletów – widzę 
wtedy jaka muzyka wykorzystywana jest do konkretnego 
ćwiczenia (np. ballonné) i używam jej następnie w czasie 
lekcji. Inspiruję się również grą innych akompaniatorów, 
a przede wszystkim dużo słucham muzyki. Zauważyłam, 
że mam już takie skrzywienie zawodowe, które polega na 
tym, że słuchając różnych utworów, zastanawiam się, czy 
dana linia melodyczna, dana fraza może przydać mi  się 
potem w pracy.
Choć akompaniator zazwyczaj w czasie lekcji tańca 
klasycznego nic nie mówi, jest jej uważnym obserwatorem. 
Nie tylko z uwagą przygląda się pracy nauczyciela, starając 
się w możliwie najlepszy sposób skoordynować z muzyką 
zaprezentowany porządek ruchów, ale obserwuje również 
pracę uczniów. W związku z tym nasuwa się pytanie  
w jaki sposób – mając przed oczami kilkunastu tancerzy 
– dopasowuje chociażby tempo gry, czy postrzega ich 
jako grupę, czy wybiera poszczególne jednostki. Monika 
Moskała znalazła na ten problem praktyczne rozwiązanie: 
W ćwiczeniach na środku sali wybieram sobie zazwyczaj 
jedną czy dwie osoby w danej grupie, które mają dobry 
słuch i do nich dostosowuję tempo swojej gry. Natomiast 
co się tyczy ćwiczeń przy drążku, zerkam po prostu na 
osoby, które znajdują się w moim polu widzenia. Jest to 
ważne wtedy, kiedy korzystam z nut, abym nie musiała za 
bardzo się rozglądać. Lidia Ordon odpowiada natomiast: 
Lubię obserwować uczniów, którzy pięknie ćwiczą, ale 
szczególną przyjemność sprawia mi patrzenie na tancerzy, 
przez których muzyka jakby przepływa, z którymi dzięki 
muzyce, udaje się uzyskać porozumienie. 
Przyglądając się milcząco pracy tancerzy baletowych, 
akompaniatorki mają dla nich cenne wskazówki. 
Wszystkie są zgodne co do tego, że podstawą jest po prostu 
obcowanie z muzyką, słuchanie różnych jej rodzajów,  
a także nauka rytmiki, która jest jednym z obowiązkowych 
przedmiotów w szkole baletowej. Łączy je również 
to, że każdą z nich irytuje fakt, że uczniowie – a nawet  
i zawodowi tancerze – często w ogóle nie słuchają muzyki. 
Drażnią mnie sytuacje kiedy całym sercem, jak najlepiej 
potrafię staram się dopomóc uczniom, a spotykam się z ich 
strony z kompletnym brakiem odbioru – wyjaśnia Lidia 
Ordon. Denerwujące są również nieprecyzyjne komunikaty  
ze strony prowadzącego – dodaje Joanna Wabik. 
Co ciekawe, mimo że każda z nich spędza na  

akompaniowaniu kilka godzin dziennie, nigdy – nawet 
grając kolejny raz muzykę chociażby do battement tendu 
– nie jest swoją pracą znudzona, czy znużona. Monika 
Moskała wyjaśnia: Gram różne utwory w zależności od 
nauczyciela, od klasy. Poza tym dany utwór za każdym razem 
można zagrać inaczej, poszukując lepszej interpretacji, 
lepszego brzmienia, tempa, a przede wszystkim próbować 
jak najściślej dopasować się do tancerza, do jego ruchu. 
Granie do tańca cały czas wymaga bycia zaangażowanym. 
W tym zawodzie nie można popaść w rutynę. Jest to 
aktywne granie, które nigdy mnie nie nuży. To z pewnością 
jeden z powodów, który sprawia, że akompaniowanie jest 
profesją dla ludzi z pasją. Olena Yasilkivska opowiada z 
ożywieniem: Lubię swoją pracę przede wszystkim za to, 
że daje ona bardzo dużo energii oraz pozytywnych emocji. 
Bardzo podoba mi się taniec i cieszę się, że poprzez swoją 
grę mogę pomagać tancerzom i być częścią przepięknej 
sztuki baletowej. Joanna Wabik dzieli się swoimi 
odczuciami: Dużą przyjemność sprawia mi obserwowanie 
tego, jak wspaniale ludzie potrafią tańczyć. Cieszę się, że 
mam szansę przyglądać się tej pięknej sztuce od kulis. Poza 
tym dzięki temu codziennie mam kontakt z instrumentem i 
motywuje mnie to do pracy nad techniką swojej gry. Lidia 
Ordon mówi z kolei: Bardzo lubię moją pracę, kiedy wraz 
z uczniami dochodzimy do takiego momentu, w którym 
synchronizujemy się do tego stopnia, że razem oddychamy. 
Wspólna praca, wspólne tworzenie to coś, co daje mi 
satysfakcję. Podoba mi się również to, że swoją grą mogę 
pomóc uczniom, na przykład w czasie zajęć z repertuaru. 
Monika Moskała dodaje: Zawód akompaniatora łączy 
moje zainteresowania. Od dziecka interesowałam się 
zarówno muzyką, jak i tańcem. Ponadto odczuwam dużą 
satysfakcję z tego, że umiejętność mojej gry jest użyteczna, 
komuś się przydaje, że nie gram tylko dla siebie. Poza tym 
po prostu lubię grać na fortepianie, więc jest to praca 
która sprawia mi przyjemność. 
Posiadanie akompaniatora na lekcjach tańca klasycznego, 
zarówno dla nauczyciela, jak i dla uczniów, jest olbrzymią 
pomocą, wręcz skarbem. Muzyka wykonywana na żywo nie 
tylko przystosowuje się do potrzeb uczniów, pomagając im 
rozwijać zarówno technikę tańca, jak i artyzm wykonania 
oraz wrażliwość muzyczną, lecz instrumentalista swoją 
obecnością i doświadczeniem wnosi także na lekcje 
dodatkową energię. Warto pamiętać, że akompaniator nie 
jest „playlistą”, którą się włącza i wyłącza wedle życzenia, 
lecz że za fortepianem siedzą często wspaniali artyści, 
miłośnicy zarówno sztuki muzycznej, jak i tanecznej, 
oddani swojej profesji całym sercem. 

Agnieszka Narewska-Siejda
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Przypisy

1	   Olena Yasilkivska – Absolwentka Narodowej Akademii Muzycz-
nej im. A. V. Nezhdanovoi w Odessie w klasie fortepianu prof. Anatolia 
Kardasheva (dyplom z wyróżnieniem 2009 rok, kierunek – wykonawca 
koncertowy, artysta zespołu kameralnego, koncertmistrz, wykładowca 
klasy fortepianu). Swoje umiejętności pianistyczne doskonaliła podczas 
stażu w Akademii Muzycznej im. Krzysztofa Pendereckiego w Krakowie, 
gdzie w 2014 roku uzyskała tytuł zawodowy magistra sztuki. Laureatka 
wielu konkursów krajowych i międzynarodowych: Międzynarodowy kon-
kurs „Le Muse’’ (1996) w Salerno, Włochy – I miejsce; Międzynarodowy 
Konkurs – Festiwal „Czariwna Swiczka” (2001) w Kijowie, Ukraina – II 
miejsce; I Krajowy Konkurs Pianistyczny Pamięci Profesora Bugajewskie-
go (2002), Ukraina – I miejsce; III Międzynarodowy Konkurs Pianistów 
Pamięci Emila Gilelsa (2006) w Odessie, Ukraina – półfinalistka. Laureat-
ka Stypendium Prezydenta Ukrainy (2006–2007).W czasie studiów brała 
udział w kursach mistrzowskich prowadzonych m.in. przez Borisa Blocha 
i Pawła Pozdyszewa. Odbyła również zarówno kurs pedagogiczny, jak i 
praktykę akompaniamentu z instrumentalistami oraz wokalistami. Współ-
pracuje z wieloma muzykami oraz zespołami. W latach 2012–2018 akom-
paniatorka w ZPiT „Krakus” przy Akademii Górniczo-Hutniczej w Krako-
wie. W 2018 roku rozpoczęła pracę w Operze Krakowskiej na stanowisku 
akompaniatora baletu. Pracę akompaniatora łączy z pracą pedagogiczną w 
Krakowskiej Akademii Tańca „L’Art de la Danse”. W czasie wakacji pro-
wadzi  kursy mistrzowskie dla uczniów Szkoły Sztuk Pięknych „Juventa”  
Kherson na Ukrainie.

2	  Wszystkie przywoływane w artykule wypowiedzi pochodzą z wy-
wiadów przeprowadzonych z akompaniatorkami w maju i czerwcu 2022 
roku.

3	  Lidia Ordon – Ukończyła Akademię Muzyczną w Krakowie w 
klasie organów dra hab. Andrzeja Białki, gdzie jednocześnie studiowała 
Teorię Muzyki na Wydziale Kompozycji, Dyrygentury i Teorii Muzyki. 
Swoje umiejętności doskonaliła na kursach mistrzowskich prowadzonych 
przez Heriberta Metzgera i Juliana Gembalskiego (Sejny) oraz Martina 
Haselböcka (Bad Hamburg – Niemcy). Prowadzi działalność koncertową 
w kraju i za granicą (Francja, Litwa, Słowenia). Od 2003 roku pracuje jako 
akompaniator baletu, nauczyciel rytmiki i audycji muzycznych. Na zapro-
szenie Zespołu Pieśni i Tańca „Śląsk” brała udział w Warsztatach Polskich 
Tańców Ludowych i Narodowych (Koszęcin 2008, 2009), Międzynaro-
vdowej Letniej Szkole Tańca Współczesnego (Koszęcin 2008, 2009) oraz 
Śląskiej Letniej Szkole Wokalnej (Koszęcin 2009), pracując jako akompa-
niator.

4	  Monika Moskała – Absolwentka Akademii Muzycznej w Krakowie 
na Wydziale Twórczości, Interpretacji i Edukacji Muzycznej (specjalność: 
Rytmika) oraz Akademii Górniczo-Hutniczej (kierunek: Inżynieria Śro-
dowiska). Ukończyła także Państwową Szkołę Muzyczną II stopnia im. 
W. Żeleńskiego (klasa rytmiki) oraz Państwową Szkołę Muzyczną I stop-
nia im. B. Rutkowskiego (klasa fortepianu). Aktywna zawodowo od 2014 
roku, kiedy to rozpoczęła działalność pedagogiczną, prowadząc zajęcia z 
rytmiki, umuzykalnienia oraz gry na fortepianie. Pierwsze doświadczenie 
jako akompaniator zdobyła w Studiu Baletowym w Domu Kultury SM 
„Nowy Bieżanów”, gdzie pracowała w latach 2015–2017. Z Niepubliczną 
Krakowską Szkołą Sztuki Tańca „L’Art de la Danse” związana nieprze-
rwanie od 2016 roku. Obecnie jest również nauczycielem kształcenia słu-
chu i rytmiki w Szkole Muzycznej I Stopnia Nr 1 im. St. Wiechowicza w 
Krakowie. Swoje umiejętności z zakresu rytmiki i improwizacji fortepia-
nowej stale poszerza poprzez uczestnictwo w kursach, warsztatach oraz 
seminariach i sesjach naukowych.

5	  Joanna Wabik – Autorka instalacji przestrzenno-dźwiękowych z 
pogranicza architektury, muzyki i performansu. Stypendystka Ministra 
Kultury i Dziedzictwa Narodowego w ramach programu „Kultura w sie-
ci” – album z muzyką współczesną dla dzieci Alternatywka YO. Improwi-
zatorka, akompaniatorka lekcji tańca klasycznego, projektantka plakatów, 
autorka muzyki do filmów animowanych, nauczycielka rytmiki, inicja-
torka i organizatorka wydarzeń skupiających artystów z różnych środo-
wisk twórczych (ZSYP – laboratorium improwizacji, SUMA sety i kasety 
– targi małych, niezależnych wytwórni muzycznych). Opublikowała dwa 
utwory fonograficzne: mini album YO z domu (Pionierska Records 2019) 
oraz testing_szulgit//wabik (Axix Cactus Records 2018). Wiele swoich 
artystycznych prac zrealizowała we współpracy z Centrum Kultury Za-
mek w Poznaniu. Prowadziła warsztaty muzyczne dla dzieci w ramach 
Małej Poznańskiej Wiosny Muzycznej oraz Festiwalu Frazy. Jej instalacje 
przestrzenno-dźwiękowe można było zobaczyć i/lub usłyszeć np. podczas 
Festiwalu Wymiany Myśli w Europejskim Centrum Muzyki Krzysztofa 
Pendereckiego w Lutosławicach, IX Przeglądu Sztuki SURVIVAL we 
Wrocławiu, XXVI Dni Sztuki Współczesnej w Białymstoku, Fresh Zone 
w ramach Festiwalu Sztuk Wizualnych ArtBoom w Krakowie. W działa-
niach artystycznych wykorzystuje wiedzę i umiejętności ze swojego do-
świadczenia zawodowego oraz wykształcenia (absolwentka architektury 
i urbanistyki na Politechnice Krakowskiej oraz rytmiki na Akademii Mu-
zycznej w Poznaniu). Jako akompaniatorka tańca klasycznego pracowała 
w latach 2013-2019 w Niepublicznej Szkole Sztuki Tańca w Poznaniu, a 
w sezonie 2019/2020 również w Niepublicznej Krakowskiej Szkole Sztuki 
Tańca „L’Art de la Danse”.

©Ben Bryant przez Canva.com
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EDUKACJA PUBLICZNOŚCI 
POPRZEZ FESTIWALE TAŃCA 
WSPÓŁCZESNEGO W POLSCE

Spotkanie ze sztuką tańca jest dla widza okazją do pobudzenia kreatywności, sfery 
intelektualnej oraz emocjonalnej. To szansa na poznanie nowych technik, nieznanych 
wcześniej artystów, jak również/jak i na rozwój percepcji oraz poszerzanie kompetencji 
odbiorczych. 

Festiwal z łaciny oznacza „żywy, radosny, 
wesoły”. Termin ten przez lata ewoluował, aż 
do używanego dziś powszechnie znaczenia, iż 
jest to impreza artystyczna, często o cyklicznym 

charakterze1. Jej program zazwyczaj jest rozbudowany 
(zawiera więcej niż dwa wydarzenia) i różnorodny.  
W przypadku festiwali tańca w ciągu kilku dni możliwe 
jest obejrzenie wielu spektakli – niekiedy prezentowanych 
także w innych miejscach, często jednak sprowadzanych 
specjalnie na dany przegląd. Oprócz prezentacji scenicznych 
w programach takich imprez pojawiają się także różnego 
rodzaju warsztaty, panele dyskusyjne, spotkania z artystami. 
Wszystkie tego typu wydarzenia mają nie tylko za zadanie 
budowanie programu kulturalnego w danym miejscu 
czy stworzenie artystom możliwości prezentacji swojej 
twórczości – ale też spełniają pewną funkcję edukacyjną. 
Można ją rozpatrywać wieloaspektowo, dlatego też  
w kolejnych akapitach skupiono się na trzech ujęciach 
tego tematu2. 

Funkcja receptywna / edukacja kulturalna

Edukacja kulturalna publiczności na festiwalach tańca 
współczesnego realizowana jest m.in. poprzez ich funkcję 
receptywną, czyli prezentację różnorodnych stylistycznie 
dzieł choreograficznych i następnie ich odbiór przez 
zgromadzoną publiczność. Wydaje się to być nadrzędną 
funkcją pełnioną przez organizację tego typu inicjatyw. 
Niezależnie od posiadanych kompetencji poznawczych 
i interpretacyjnych potencjalnych odbiorców, pisząc  
o edukacyjnej roli wydarzeń tanecznych, należy przyjąć 
prymarne założenie, że narzędzia do odbioru dzieła 

ma zawsze widz, który przez perspektywę własnych 
doświadczeń dokonuje subiektywnej analizy i zrozumienia 
przekazu artystycznego. Warto w tym miejscu również 
dodać, że taniec należy postrzegać jako język uniwersalny 
kulturowo, którego głównym środkiem przekazu jest 
komunikat niewerbalny, chociaż oczywiście w wielu 
interdyscyplinarnych produkcjach współczesnych 
twórców pojawia się również słowo mówione oraz inne 
środki wyrazu. 

Od wielu lat można zauważyć dość wyraźną tendencję 
kuratorów oraz osób programujących wydarzenia taneczne 
polegającą na egalitaryzacji współczesnej choreografii. 
Jest to związane z potrzebą pogłębiania kontaktu  
z widownią i pozyskiwaniem nowych odbiorców. Chodzi  
o tzw. „rozwój publiczności” (ang. audience development), 
co przekłada się bezpośrednio na popularyzację tej 
dziedziny sztuki, a dalej na zwiększoną widoczność, 
wzrost siły środowiska oraz większą możliwość 
pozyskiwania wsparcia finansowego. Prawie na wszystkich 
wydarzeniach tanecznych prezentowane są więc formy 
pozasceniczne, są to m.in. działania w przestrzeniach 
miejskich, spacery performatywne o charakterze  
site-specific, pojawiają się również dzieła adresowane 
dla najmłodszej widowni oraz projekty społeczne 
z udziałem seniorów, osób z niepełnosprawnościami lub 
zagrożonych wykluczeniem. Ma to szczególne znaczenie 
z perspektywy upowszechniania tańca współczesnego, 
który dla niewprawionego widza może wydawać się często 
hermetyczny i nieprzystępny. Edukacja kulturalna poprzez 
prezentację zróżnicowanych estetycznie dzieł tanecznych 
ma więc uzasadnione znaczenie wynikające z funkcji 
upowszechniającej, jaką pełnią festiwale taneczne. „Nowi” 
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odbiorcy doświadczający zróżnicowanego repertuaru są 
w stanie niejako oswoić się z nieznaną im dotąd dziedziną 
sztuki. Mogą w jednym miejscu i czasie poznać różnych 
twórców i  ich dzieła.

Wydarzenia tego typu stanowią również znaczącą szansę 
dla rozwijania publiczności tańca w mniejszych i średnich 
Polskich miastach, gdzie w repertuarowych instytucjach 
kultury rzadko pojawia się taniec współczesny, lub 
jest prezentowany incydentalnie, jedynie w ramach już 
funkcjonujących programów sieciowych. Warto również w 
tym miejscu tylko wspomnieć o izraelskim modelu edukacji 
tanecznej, w którym taniec współczesny prezentowany 
jest powszechnie m.in. w publicznych szkołach,  
co bezpośrednio przekłada się na jego niesłabnącą 
popularność i zwiększone zainteresowanie tą dziedziną 
kultury. Idea organizacji festiwali jako wydarzeń 
upowszechniających taniec i edukujących widownię 
jest więc niezaprzeczalnie istotna i sprawia, że taniec 
współczesny obrazuje się jako sztuka bliska zwykłemu 
„człowiekowi”. 

Funkcja interakcyjna 

Obecnie integralnym komponentem większości 
festiwali tańca jest szeroko ujmowana interakcja  
z odbiorcami. Autorzy tekstu mają tu na myśli m.in. 
moderowane rozmowy z  artystami, panele dyskusyjne 

z zaproszonymi krytykami, badaczami oraz wykłady 
połączone z dyskusjami. W zasadzie nie pojawiają się już 
wydarzenia, na których realizowana byłaby jedynie wyżej 
opisana funkcja receptywna, prezentacyjna. Podczas 
tradycyjnie realizowanych rozmów pospektaklowych 
widzowie mają realną szansę spotkać się z twórcą  
i wykonawcami. Oczywiście nie wszyscy mają śmiałość 
by zadawać pytania, lecz umiejętna moderacja pozwala 
przybliżyć charakter pracy artystów tańca, choreografów, 
wykonawców oraz pozostałych osób zaangażowanych 
w realizację dzieła. Pozwala to zobrazować różnorodne 
konteksty, które wpływają na całokształt działań 
scenicznych ukazujących efekt końcowy.  Praktykowane  
są także zapisy procesu twórczego i następnie ich prezentacja 
m.in. w formie materiałów wideo. Działania te mają na 
celu zbudowanie pogłębionej relacji pomiędzy artystą  
i odbiorcą. Dzięki otwartości na dialog widz może poczuć 
się istotnym podmiotem w kontekście realizowanego 
procesu twórczego. Owo poczucie podmiotowości 
przekłada się na zaangażowanie i chęć uczestnictwa 
w tego typu inicjatywach. Odbiorcy czują dzięki 
temu, że są bezpośrednimi adresatami  komunikatów, 
często społecznie zaangażowanych, kreowanych przez 
choreografów. Dlatego organizatorzy wydarzeń dbają  
o to, by w ramach działań towarzyszących poszerzać pole 
rozumienia współczesnych zjawisk tanecznych. Interakcja 
ma tu znaczenie dwukierunkowe, gdyż z jednej strony 

Zdj. Spotkanie z publicznością podczas MOVE Festival 2022 Fot. Dorota Bulińska
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odbiorca może wejść w polemikę z twórcą, a z drugiej 
to artysta konfrontuje swoje wyobrażenia o stworzonym 
dziele z widzem. 

Kolejnym aspektem interakcyjnym, który warto w tym 
miejscu przybliżyć jest integracja środowiska tańca. Na 
festiwalach prezentują się często różni artyści tworzący na 
pograniczu odmiennych estetyk. Spotkania te pozwalają 
nawiązywać współpracę oraz budować sieci współpracy. 
Dodatkowo, członkowie tanecznej społeczności mogą 
na festiwalach rozpoznawać zawodowe uwarunkowania 
innych osób z branży, co może kształtować szerszą refleksję 
i ogląd z perspektywy: organizatora – artysty – krytyka/
badacza – odbiorcy.

Edukacja pozaformalna

	 Festiwale tańca w Polsce bardzo często w swoim 
programie zawierają różnego rodzaju warsztaty. Należą do 
nich pojedyncze zajęcia z choreografami czy tancerzami 
biorącymi udział w danym przeglądzie lub cykle spotkań 
zakończone prezentacją powarsztatową. To okazja do tego, 
by rozwinąć swoje umiejętności, poznać nowe techniki, 
poszerzyć własną praktykę ruchową. To także bardzo 
istotny element edukacji pozaformalnej, która pozwala 
nabywać nowych umiejętności, pomijając oficjalną ścieżkę 
edukacyjną w dziedzinie tańca3. 

	 Wśród festiwali tańca, które odbywają się  
w Polsce zaobserwować można pewną tendencję w ich 

programowaniu. Zazwyczaj jest to program składający się 
z prezentacji spektakli oraz z wydarzeń towarzyszących, 
do których zaliczyć można właśnie warsztaty. Często 
są to pojedyncze zajęcia, prowadzone przez artystów 
występujących w ramach danego przeglądu. Taką 
strategię założono w ostatnich latach m.in. podczas 
Mandala Performance Festiwal we Wrocławiu, Festiwalu 
Kalejdoskop w Białymstoku, Międzynarodowego 
Festiwalu Tańca Zawirowania w Warszawie czy 
Międzynarodowych Spotkań Teatrów Tańca w Lublinie.  
W ten sposób odbiorcy mają szansę poznać bliżej technikę, 
w której tworzą zaproszeni na festiwal artyści, zdarza się też, 
że uczą oni konkretnych choreografii, wykorzystywanych 
w ich spektaklach. 

	 Wśród warsztatów, które proponowane były nie 
tylko szerokiemu gronu odbiorców wyróżnić należy także 
zajęcia dla profesjonalnych artystów tańca. Na uwagę 
zasługują coachingi, które prowadzone były w ramach 
programu Stary Browar Nowy Taniec podczas Malta 
Festival w Poznaniu. Zaznaczyć należy również, że poza 
festiwalem, w ramach programu Stary Browar Nowy 
Taniec, funkcjonowała Alternatywna Akademia Tańca, 
organizująca w przeszłości cykliczne warsztaty - z różnymi 
nauczycielami. Wśród artystów, którzy poprowadzili 
kilkudniowe warsztaty podczas poznańskiej imprezy byli 
m.in. Hooman Sharifi, Palle Dyrvall, Jurij Konjar czy 
Jonathan Burrows. Podkreślić należy jednak wyjątkową 
specyfikę coachingów organizowanych w Starym 

Zdj. Warsztaty podczas MOVE Festival, prowadzące - Joanna Brodniak, Katarzyna Zioło. 2022 Fot. Dorota Bulińska

TANIEC JAKO HOBBY



43 Taniec 2.2022

Browarze – każdy z nich był kilkudniowym, intensywnym 
treningiem przeznaczonym dla zawodowców (tancerzy, 
choreografów oraz innych osób związanych zawodowo 
z tańcem), zakończonym publiczną prezentacją. Dzięki 
temu profesjonaliści mieli szansę poznania nowych 
metod pracy jak również rozwinięcia własnej praktyki 
ruchowej, na co poza tego typu wydarzeniami nie mieliby  
w Polsce szansy. Warsztaty dla zawodowców 
są w Polsce organizowane bowiem głównie  
w trakcie festiwali, nie istnieje możliwość doskonalenia 
umiejętności w ramach stałych programów czy możliwości 
zderzenia z zagranicznymi pedagogami poza tym,  
co oferowane jest podczas tego typu wydarzeń. 

	 Na uwagę zasługują także festiwale, które w całości 
złożone są z propozycji warsztatowych. Jednym z nich 
jest Międzynarodowy Festiwalu Tańca Warsaw CI Flow, 
podczas którego w Warszawie co roku spotykają się 
amatorzy improwizacji kontaktowej. Międzynarodowy 
skład nauczycieli proponuje różnego rodzaju zajęcia, 
związane m.in. z improwizacją z partnerem, uważnością, 
otwartością na dotyk. Co ciekawe, organizatorzy 
przygotowując ofertę, mają na uwadze różne poziomy 
zaawansowania. Podobne założenie towarzyszy 
Festiwalowi Cyrkulacje, organizowanemu we Wrocławiu. 
Podczas niego co roku mają miejsce zazwyczaj warsztaty 
Body Mind Centering oraz improwizacji lub improwizacji  
w kontakcie. Nie brakuje także ścieżek twórczych 
związanych z tańcem współczesnym czy świadomością 

ciała. Z kolei Ogólnopolskie Warsztaty Tańca 
Współczesnego „Na Bosaka” w Połczynie-Zdroju 
proponują większy wachlarz tematyczny zajęć.  
W programie kolejnych edycji znaleźć można zarówno 
taniec współczesny, zajęcia ze świadomości ciała czy 
Gaga, jak i tango, taniec brzucha oraz hip-hop. Każdy 
ze wspomnianych festiwali posiada także program 
towarzyszący części warsztatowej – są to zazwyczaj  
jamy tematyczne, spotkania, okazjonalnie także wystawy 
czy koncerty. Tego typu imprezy spełniają nie tylko funkcję 
edukacyjną, ale stwarzają też możliwość integracji osób 
zajmujących się tańcem, pozwalają na zdobywanie nowych 
kontaktów, budowanie środowisk zgromadzonych wokół 
danego nurtu (jak np. improwizacja kontaktowa). 

	 Do edukacji nieformalnej zaliczyć można również 
propozycje oferowane osobom piszącym o tańcu 
lub pragnącym spróbować swoich sił w działalności 
recenzenckiej. Niestety warsztaty krytyki tańca 
odbywają się w Polsce bardzo rzadko, najczęściej  
w ramach festiwali, choć na uwagę zasługuje także 
cykl regularnych zajęć oferowanych w Centrum Sztuki 
Tańca, działającym w Warszawie w latach 2017–2019. 
Zajęcia, podczas których możliwe jest doskonalenie 
krytycznego pisania, odbywały się w ostatnim czasie 
np. podczas Krakowskiego Festiwali Tańca, dawniej 
możliwe to było np. podczas Międzynarodowej 
Konferencji Tańca Współczesnego i Festiwalu Sztuki 
Tanecznej w Bytomiu czy Międzynarodowego Festiwalu 

Zdj. Warsztaty podczas MOVE Festival, prowadzące - Joanna Brodniak, Katarzyna Zioło. 2022 Fot. Dorota Bulińska
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Teatrów Tańca SCENA OTWARTA w Tarnowie. Na 
uwagę zasługuje także wydawanie gazet festiwalowych 
z recenzjami czy wywiadami z twórcami (np. podczas 
Międzynarodowego Festiwalu Tańca Zawirowania czy 
Dancing Poznań). Interesującą inicjatywą była Mobilna 
Akademia Krytyki Tańca, stworzona przez Jadwigę 
Majewską w 2012 roku. W ramach poszczególnych jej 
sesji, odbywających się podczas festiwali tańca, uczestnicy 
mieli okazję zarówno porozmawiać o obejrzanych 
spektaklach czy spotkać się z ich twórcami, jak  
i zapoznać się z różnymi aspektami z historii tańca.  
Nie zabrakło też pisania przez warsztatowiczów tekstów, 
które później publikowane były na stronach internetowych 
festiwalu lub w mediach, dotyczących tańca4. 

	 Wspomniane w niniejszym tekście wydarzenia  
z pewnością pełnią funkcję edukacyjną, dając możliwość 
rozwoju zarówno osobom zajmującym się tańcem na 
co dzień, jak i  pasjonatom, niebędącym zawodowcami. 
Zdarza się także, że poszczególne festiwale programowane 
są z dużą uważnością na osoby, które nie miały jeszcze 
styczności z tańcem (głównie z tańcem współczesnym). 
Podczas Festiwalu Kalejdoskop odbywają się np. spacery 
po mieście czy wycieczki do sąsiednich miejscowości, 
podczas których oprócz zwiedzania publiczność może 
oglądać performance odbywające się w przestrzeni 
miejskiej. Podobne propozycje w tym roku pojawiły 

się na festiwalu Pamięć Miasta w Częstochowie. W ten 
sposób możliwe jest pokazanie osobom, które nie oglądały 
wcześniej tańca, że może być on interesujący, a żeby go 
odbierać i o nim rozmawiać nie trzeba mieć szczególnych 
kompetencji (te potrzebne są, gdy chcemy mówić czy pisać 
o nim już profesjonalnie). Dlatego też to właśnie edukacja 
nieformalna pozwala na pozyskiwanie nowych widzów, 
a tym, którzy interesują się tańcem od lat daje szansę na 
doskonalenie kompetencji odbiorczych. 

Marta Seredyńska

Marek Zadłużny

Przypisy

1. Zob. [festiwal], Słownik języka polskiego PWN, https://sjp.pwn.pl/ [dostęp 
20.08.2022].

2. Autorzy mają świadomość, że tekst nie wyczerpuje złożoności zjawiska, lecz stanowi 
jedynie wstęp do dalszych rozważań i stanowi zarys problemowy, któremu należy się 
obszerniejsze, bardziej pogłębione opracowanie.

3. Przypomnieć należy, że w Polsce funkcjonuje aktualnie 5 publicznych 
ogólnokształcących szkół baletowych (w Bytomiu, Gdańsku, Łodzi, Poznaniu i 
Warszawie), a także 5 publicznych uczelni, na których studiować można kierunki 
związane z tańcem i choreografią w ramach kształcenia licencjackiego i magisterskiego 
(w Bytomiu, Łodzi, Katowicach, Poznaniu, Warszawie). Zob. J.Hoczyk, J. Szymajda 
(red.), I Kongres Tańca. Raport, Instytut Muzyki i Tańca, Warszawa 2011; II Kongres 
Tańca, https://2020.kongrestanca.pl/ [dostęp 28.08.2022].

4. Głównie portal TaniecPOLSKA.pl oraz dwumiesięczniku „Didaskalia. Gazeta 
Teatralna”.

Zdj. Spotkanie z publicznością podczas MOVE Festival 2022 Fot. Dorota Bulińska
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Niech cała moja praca wskazuje drogę do radości, nawet 
jeśli wywoła tylko krótki uśmiech. 

Rudolf Laban, Life for Dance, 1975

Labanarium jest organizacją non-profit, która 
narodziła się z potrzeby połączenia praktyczek  
i praktyków Laban Movement Analysis  
(Analizy Ruchu Labana). Celem sieci jest 

umożliwienie im dzielenia się swoimi praktykami 
oraz promocja pracy, którą wykonują w rozwijaniu 
badań nad ruchem ponad granicami geograficznymi  
i instytucjonalnymi. Potrzeba powstania takiego 
miejsca w internecie wynikła z dostrzeżenia, że badacze  
i badaczki często pracują w izolacji, dlatego nie mają 
gdzie konfrontowaćswoich spostrzeżeń. Labanarium służy 
nie tylko jako centrum wymiany, ale również promuje 
działalność badawczą swoich członkiń i członków 
poprzez publikowanie efektów badań na stronie i w liście 
mailingowej, a także organizację różnorodnych wydarzeń 
– naukowych i performatywnych. Strona zachęca również 
do zainteresowania się i zaangażowania w teorię oraz 
praktykę analizy Labana, jako sposób na eksplorację 
i dalsze badania ruchu człowieka, zarówno od strony 
fizycznej, jak i psychologicznej. 
Twórczyniami Labanarium są teoretyczki, terapeutki, 
a także praktyczki ruchu i tańca z Wielkiej Brytanii  
i Australii. Dołączyć do tej społeczności może bezpłatnie 
każda chętna osoba.. Jedynym wymogiem członkostwa 
jest zainteresowanie ruchem człowieka oraz otwartość 
na szeroki zakres i różnorodność podejść, które próbują 
go studiować. Labanarium zaprasza wszystkie osoby 
parające się działalnością naukową - nauczające, studiujące  
i praktykujące, które zajmują się aktywnością ciała  
i badaniami, które obejmują fizyczne, psychologiczne, 
emocjonalne i duchowe aspekty poruszania się ludzkiego 

ciała. Ktokolwiek może dodać swój wkład do zasobów 
strony, zamieszczając swój artykuł, książkę lub fragment 
czasopisma, nagrywając podcast lub udostępniając 
informacje o poszczególnych działaniach, takich jak 
warsztaty, spektakle lub konferencje jest mile widziany. 
Istnieje możliwość jeszcze pełniejszego zaangażowania się 
we współtworzenie strony, poprzez dołączenie do niej jako 
„wyróżniony współtwórca”. Warunkiem jest posiadanie 
własnej publicznej strony internetowej poświęconej pracy 
i działaniom, co daje większą widoczność i możliwość 
szerszego dzielenia się swoją praktyką i badaniami 
ze społecznością międzynarodowego ruchu. Wśród 
wyróżnionych stron w zakładce The Laban Archives and 
Special Collections można znaleźć odnośniki do archiwów 

W SIECI: LABANARIUM
Labanarium to internetowe centrum zasobów i międzynarodowa sieć społecznościowa, 
łącząca praktyków i teoretyków ruchu. Celem strony jest prezentowanie badań i praktyk 
ruchu ludzkiego we wszystkich formach, zgodnie z systemem analizy opracowanym przez 
Rudolfa Labana i jego osobistym przesłaniem.

zdj.Image Ref: L/C/4/8. Rudolf Laban Archive, © NRCD, źródło: labanarium.com
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i kolekcji dzieł Rudolfa Labana i jego kontynuatorek  
i kontynuatorów, takich jak Lisa Ullmann, Valerie Preston-
Dunlop czy Warren Lamb.
Korzyści, które są związane z darmowym członkostwem 
w sieci Labanarium to po pierwsze dostęp do jej zasobów 
– tekstów, artykułów, filmów i podcastów, a także 
otrzymywanie biuletynów i zaproszeń na wydarzenia. 
Ważną możliwością jest połączenie się z innymi osobami 
badającymi ruch i taniec z całego świata, a także zwiększenie 
swojej widoczności w danym obszarze. Kolejnym istotnym 
plusem jest możność angażowania się  w teorię i praktykę 
analizy Labana pod okiem doświadczonych ekspertek  
i ekspertów.
Oprócz wyżej wymienionych zasobów, cennym miejscem 
strony jest zakładka „kursy”. Niektóre z proponowanych 
zajęć są realizowane online, inne są oparte na studium  
w kontakcie bezpośrednim. 
Szczególnie interesująco przedstawia się kurs  
zatytułowany Wycieczki w „myśleniu ruchem” 
(Excursions in ‘movement-thinking’). Taki rodzaj 
myślenia Rudolf Laban opisał jako „gromadzenie 
wrażeń zdarzeń we własnym umyśle, dla których brakuje 
nomenklatury” (Laban, 1980). Kurs jest udostępniony 
jako interaktywny plik PDF i jest adresowany dla każdego, 
kto jest zainteresowany ruchem, jako codzienną praktyką  
i treningiem kreatywności. Może być szczególnie 
przydatny dla studentów i nauczycieli ruchu, dla rozwijania 
osobistych, twórczych i pedagogicznych praktyk. 
Po wejściu do pliku otwiera się zestaw estetycznie 
dopracowanych graficznie stron, które zawierają tematy 
zapraszające do eksploracji ruchowych. W nowoczesny 
sposób łączą perspektywę teoretyczną i praktyczną LMA 
(labanowskiej analizy ruchu). Często okraszone są także 
inspirującymi cytatami pochodzącymi od samego Rudolfa 
Labana. Każda z kolejnych stron kursu przynosi nowe 
propozycje poszukiwań , które uwzględniają dwie ścieżki 

doświadczania: świadomą, analityczną i ustrukturyzowaną 
„formę” ruchu, a także empiryczny aspekt żywego, 
poruszającego się ciała w bardziej intuicyjny, nieświadomy 
sposób. Doświadczenia układają się w formie helisy, 
na której przecinają się spirale kontrastowych stanów – 
śnienia (marzenia)/myślenia i formowania/tworzenia.  
W ten sposób każde wyjście do ruchu jest zaproszeniem do 
kolejnego – jeszcze innego. Kursant  może wybierać własną 
drogę przez materiał, a w trakcie doświadczeń napotyka 
sugestie rozważenia relacji pomiędzy ruchem, myśleniem, 
słuchaniem, mówieniem, tworzeniem, wyobrażaniem, 
odczuwaniem zarówno w twórczej praktyce, jak i w swoim 
życiu codziennym. Ma możliwość refleksji nad tym, w jaki 
sposób te konteksty mogą się wzajemnie wspierać i być ze 
sobą w dialogu. 
Osoby uczestniczące w kursie są zaproszone również 
do korzystania ze spersonalizowanych i prywatnych 
notatników online, aby móc zapisać swoje przemyślenia, 
wrażenia i wnioski. Warunkiem uzyskania dostępu jest 
skorzystanie z opcji darmowej rejestracji w serwisie. Wpisy 
w notatniku mogą służyć jako narzędzie do refleksji, ale 
także jako przewodnik po ćwiczeniach praktycznych. Osoba 
poruszająca się może chcieć skupić się przede wszystkim 
na doznaniach płynących z ciała w ćwiczeniu lub pracować 
z konkretnym obrazem mentalnym lub wspomnieniem. 
Uczestnicy mogą dokonywać bezpośrednich wpisów 
tekstowych w notatniku, ale również przesyłać obrazy, 
linki, pliki wideo i audio.
Główne tematy do eksplorowania w Wycieczkach  
w „myśleniu ruchem”, które otwierają się przy podążaniu 
po spiralach dołączonych do helisy, to główne obszary 
związane z labanowską analizą ruchu, takie jak: Body, 
Space, Effort, Shape, ale również i obejmujące różne 
konteksty: Movement for Life, Rhythm & Polarity, Cycles 
& Circles, Vibration. 
Drugim kursem na stronie jest propozycja z płatnym 

zdj. zrzut ekranu www.labanarium.com
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dostępem: Poruszająca (się) Sztuka czyli Moving Art. 
Jest to wakacyjny kurs online poświęconych rysunkom 
Labana z Archiwum Rudolfa Labana, przechowywanego 
jako część zbiorów Narodowego Centrum Zasobów 
Tańca (NRCD) na Uniwersytecie w Surrey. Jego prace są 
dowodem na to, że poczucie ruchu było stale z nim/ w nim 
obecne i uwidaczniało się w każdej części jego życia.
Rysunki wybrane do pracy podczas kursu są szczególne  
w tym względzie, że przedstawiają przeciwstawny wysiłek 
(Effort) i nastrój. Pierwszy z nich to kobieta spacerująca 
z psem na wietrze - i jest to obraz pełen ruchu i energii, 
natomiast drugi to kobieta, która siedzi ze swoim kotem  
w pełni bezruchu i zadowolenia.
Kurs oferuje etapowe zapoznawanie się z tymi dwoma 
pięknymi, niepublikowanymi nigdzie rysunkami Labana. 
Każdy etap opiera się na ostatnim, by stworzyć pełny  
i warstwowy test ruchu z każdego z obrazów.  Każda z sesji 
stawia pytania koncentrujące się na elementach analizy 
ruchu Labana w odniesieniu do rysunków i wykorzystuje 
określone przez niego struktury ciężaru, przestrzeni, czasu 
i przepływu ruchu jako sposobu eksploracji i reagowania 
na nie. Uczestniczące osoby mają okazję skonfrontować 
się z poglądem Labana, że „każdy jest tancerzem,  
po prostu wszyscy tańczymy inaczej”.

	 Labanarium stanowi bardzo ciekawą propozycję 
w sieci nie tylko dla entuzjastek i entuzjastów analizy 
Rudolfa Labana, ale dla każdej osoby zainteresowanej 
rozwijaniem swoich narzędzi do pracy z ruchem i tańcem. 
W miarę upływu czasu będzie się ona prawdopodobnie 
rozrastać i stanowić coraz bogatszą i ciekawszą bibliotekę 
zasobów do studium ruchu i tańca.

Paulina Wycichowska

Gwiaździste iskrzenia prądów elektrycznych… mają swoje 
podobieństwo w ruchach tanecznych… Otwarta księga 
uwidaczniających się w naszych ruchach wewnętrznych 
poruszeń i zawirowań jest źródłem, inspiracją i wiedzą o 
Wszechświecie.

Rudolf Laban, A Vision of Dynamic Space, 1984

Źródła: Strona internetowa Labanarium: https://www.
labanarium.com/ [dostęp: 19.10.2022]

zdj. zrzut ekranu www.labanarium.com
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Autorzy dodatku Edukacja taneczna 2022

Maria Aleksandrovich – doktor psychologii, absolwentka Belarusian State Pedagogical University, psycholog i nauczyciel akademicki. Od 
2005 roku wykłada na Akademii Pomorskiej w Słupsku, od 2008 jest Kierownikiem Zakładu Psychologii na AP. Wykładała gościnnie w UiT - 
Arctic University of Norway (Norwegia), University of Maribor (Słowenia), Jan Evangelista Purkyně University in Ústí nad Labem (Czechy). 
Autorka monografii, licznych artykułów w czasopismach naukowych i popularnych dotyczących rozwoju zdolności, różnic indywidualnych i 
psychologii tańca. Należy do następujących towarzystw naukowych American Psychological Association, International Society for the Study 
of Behavioural Development, International Society for the Study of Individual Differences, Congress on Research in Dance, Society for Dance 
Research, Association of Teacher Education in Europe, International Perspectives in Education oraz Polskiego Forum Choreologicznego. W 
2019 roku nagrodzona przez Rektora Akademii Pomorskiej w Słupsku medalem „Za Zasługi dla Uczelni”.

Katarzyna K. Gardzina-Kubała –  krytyk muzyczny i baletowy, autorka tekstów publicystycznych do programów teatrów operowych i dla 
portali tanecznych. Współpracuje z większością czasopism muzycznych w Polsce, prowadzi blog "Na czubkach palców". Obecnie związana 
z Polską Operą Królewską. 

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. Pomysłodawczyni i koordynatorka Festiwalu Sztuki Tanecznej PLĄSOWADŁA. Autorka 
licznych artykułów naukowych z zakresu edukacji tanecznej oraz teorii i historii tańca XX wieku. 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.

Marianna Jasionowska – doktor nauk społecznych, absolwentka Wydziału Pedagogicznego Uniwersytetu Warszawskiego oraz 
Podyplomowych Studiów Teorii Tańca Uniwersytetu Muzycznego Fryderyka Chopina w Warszawie. Pracowała jako wykładowca na 
Uniwersytecie Muzycznym Fryderyka Chopina,  Wydziale Pedagogicznym UW, współpracowała z Instytutem Sztuki PAN, oraz Zamkiem 
Królewskim w Warszawie. Jej zainteresowania badawcze obejmują historię tańca, historię nauczania i edukacji tanecznej, współczesne 
wychowanie przez taniec.

Mirosław Kisiel – dr hab., prof. UŚ., pracownik badawczo-dydaktyczny w Instytucie Pedagogiki, Wydziału Nauk Społecznych Uniwersytetu 
Śląskiego w Katowicach. Specjalista w zakresie wychowania muzycznego, teorii muzyki i pedagogiki, muzykoterapii, emisji głosu i tańca. 
Autor wielu publikacji z pedagogiki muzyki, śpiewu i tańca.

Agnieszka Narewska-Siejda – doktor filologii polskiej. Absolwentka Krakowskiej Zawodowej Szkoły Baletowej.  Doktorantka Wydziału 
Polonistyki Uniwersytetu Jagiellońskiego. 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 – absolwentka wiedzy o teatrze oraz mediów interaktywnych poznańskiego UAM, a także polityki społecznej UW. 
Doktorantka na Wydziale Nauk Politycznych i Studiów Międzynarodowych UW. Współpracowała m.in. z Malta Festival Poznań, Teatrem 
Polskim w Poznaniu, warszawską Fundacją Warsaw Bauhaus, Fundacją Scena Współczesna/Teatrem Tańca Zawirowania, Fundacją Szkoła 
Liderów. Jako autorka tekstów współpracowała m.in. z „Didaskaliami”, Internetowym Magazynem „Teatralia”, portalem TaniecPOLSKA.
pl, „Teatralia”, magazynem „Taniec”, kwartalnikiem „Nietakt”. Prezes Fundacji Rezonanse Kultury, gdzie koordynuje i produkuje większość 
projektów. Kurator konferencji naukowej „Taniec w Warszawie. Sztuka tańca i choreografii w XX i XXI wieku” organizowanej przez 
Centrum Sztuki Tańca w Warszawie oraz redaktor publikacji pokonferencyjnej o tym samym tytule. Członek Sekcji Tańca i Baletu ZASP.

Paulina Wycichowska – doktor, kierowniczka Zakładu Tańca Akademii Wychowania Fizycznego im. E. Piaseckiego w Poznaniu, choreograf, 
pedagog tańca i tancerka, arteterapeutka, trenerka Pilates core, twórczyni autorskiej metody budowania świadomości ciała i ruchu „I mind the 
step”. Absolwentka Ogólnokształcącej Szkoły Baletowej w Poznaniu i London Contemporary Dance School (University of Kent), Uniwersytetu 
im. A. Mickiewicza w Poznaniu, Wyższej Szkoły Umiejętności Społecznych i Uniwersytetu Medycznego im. K. Marcinkowskiego w Poznaniu, 
doktorantka Uniwersytetu Muzycznego Fryderyka Chopina w Warszawie. Uprzednio związana zawodowo przez 17 lat z Polskim Teatrem 
Tańca jako solistka i choreograf, obecnie jest artystką niezależną oraz wykładowczynią uczelni: AWF w Poznaniu, UM w Poznaniu, UMFC 
w Warszawie i Akademii Muzycznej im. G. i K. Bacewiczów w Łodzi. Profesjonalną choreografią zajmuje się od ponad 20 lat, jest członkinią 
ZASP i Polskiego Forum Choreologicznego. Interesuje ją holistyczne i interdyscyplinarne podejście do człowieka, procesów nauczania i 
uczenia się oraz uprawiania i upowszechniania sztuki. Prowadzi treningi uważności i kreatywności w ramach warsztatów rozwojowych.

Marek Zadłużny – choreograf, pedagog, teoretyk tańca o stopniu naukowym doktora. Dyplomowany artysta tancerz (uzyskał dyplom 
przyznawany przez Związek Artystów Scen Polskich i honorowany przez MKiDN). Członek Sekcji Tańca i Baletu ZASP. Krytyk współpracujący 
z Kwartalnikiem TANIEC oraz Dziennikiem Teatralnym. Absolwent animacji kultury i sportu na Uniwersytecie Zielonogórskim. Stypendysta 
w Oslo University College. Certyfikowany instruktor i trener personalny Pilates CORE™. Animator i badacz kultury tanecznej. Autor 
monografii „Taniec – świat doświadczeń choreografów” oraz publikacji naukowych z zakresu szeroko pojmowanej pedagogiki tańca. 
Wykładowca w zakresie współczesnych form tańca na Uniwersytecie Zielonogórskim. Reżyser ruchu scenicznego. Założyciel i opiekun 
artystyczny kolektywu Physical ArtHouse w Zielonej Górze (wcześniej Pracowni Teatru Tańca). Twórca kilkudziesięciu choreografii, działań 
oraz akcji z pogranicza teatru tańca i sztuk performatywnych. 
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