W najnowszym, 107  numerze Gazety Teatralnej „Didaskalia”, polecamy:

WARLIKOWSKI

Maryla Zielińska: Którędy, którędy, którędy…

Studium poświęcone spektaklowi Krzysztofa Warlikowskiego – Opowieści afrykańskie według Szekspira. Bardzo dokładnie opisując kolejne części spektaklu, Zielińska bada perfekcyjną konstrukcję scenariusza, sposób funkcjonowania aktorów, którzy jej zdaniem dokonują cielesnego samoofiarowania, przestrzeń, która mimo monumentalności stwarza wrażenie intymności, temat wykluczenia – przenoszący się z trzech postaci granych przez Adama Ferencego na wszystkie pozostałe. W finale stwierdza jednak, że największą wartością spektaklu jest: „intymny kontakt, który ten spektakl potrafi nawiązać z widzem, mimo swej monstrualności”. 

Wykluczony, czyli każdy – z Krzysztofem Warlikowskim rozmawia Katarzyna Fazan

Krzysztof Warlikowski opowiada o Opowieściach afrykańskich według Szekspira. Reżyser zdradza szczegóły pracy nad scenariuszem będącym kompilacją powieści Coetzeego oraz dramatów Szekspira. Poza tym tłumaczy, jaką funkcję w tej strukturze pełnią napisane przez Wajdiego Mouawada monologi Desdemony i Porcji oraz animacja Śmierć i dziewczyna. Wyznacza też najważniejsze tematy spektaklu, czyli: wykluczenie, które nie dotyczy jednostek, ale każdego człowieka; relacje między córką a ojcem, w które wdziera się kazirodztwo, podejrzenie o molestowanie, brak miłości, konflikt, zderzenie starości i młodości; śmierć. Reżyser opowiada również o budowanej w jego spektaklach relacji z publicznością. 

Którędy? – z Małgorzatą Hajewską-Krzysztofik rozmawia Piotr Gruszczyński

Rozmowa o pracy nad rolami Porcji i Emilii w nowym spektaklu Krzysztofa Warlikowskiego. Hajewska-Krzysztofik koncentruje się szczególnie na postaci z Kupca weneckiego, analizuje jej sytuację, relacje z mężczyznami  i podejmowane przez nią decyzje. Dużo miejsca poświęca scenie, w której Porcja zjada funt surowego mięsa, która jest dla niej swoistym przekroczeniem i za każdym razem stanowi trochę inne doświadczenie. Mówi też o pracy z Warlikowskim nad tekstem oraz o przekładającym się na ciało intelektualnym dochodzeniu do roli. 

NOWE MEDIA

Philip Auslander: Na żywo czy…?
Philip Auslander analizuje sytuację wtargnięcia technologii zapośredniczającej w przedstawienia na żywo, zarówno na przykładzie wydarzeń masowych (wydarzenia sportowe),  jak i tych należących do „kultury wysokiej” (przedstawienia teatralne i koncerty muzyki symfonicznej). Autor śledzi wpływ mediów na gusta i reakcje widzów oraz to, w jaki sposób względy ekonomiczne decydują o podporządkowaniu spektakli teatralnych i innych wydarzeń na żywo ich medialnym zapośredniczeniom – np. rejestracjom telewizyjnym, sprzedawanym później na DVD. Ważnym wątkiem tekstu jest proces, w którym „występ zapośredniczony przez media stał się istotnym punktem odniesienia dla występu na żywo”. Natomiast, odnosząc się do Benjamina, Auslander analizuje, w jaki sposób modus percepcji, który pojawił się wraz z kulturą masową, wpłynął na powyższe zjawiska. W podsumowaniu odnosi się do performansów mixed-media oraz odbywającej się w nich konkurencji, fuzji lub łączeniu reprezentacji bezpośredniej i zapośredniczonej. 

Lydia Haustein: Sztuka wideo
Tekst poświęcony relacji między sztuką a nowymi technologiami i mediami. Autorka wymienia najważniejsze etapy rozwoju ich wzajemnych wpływów, prezentuje najważniejszych artystów (zarówno ich prace na polu sztuki, jak i rozważania teoretyczne). Zwraca też uwagę na to, jak nowe technologie zmieniły sposób postrzegania tożsamości, ciała, duszy i rzeczywistości. Tekst kończy konkluzją, że doświadczenia wirtualne możliwe dzięki zastosowaniu nowych technologii w sztuce przypominają o tym, że całe życie człowieka jest jedynie hiperrealistyczną symulacją.

Mateusz Borowski, Małgorzata Sugiera: Konszachty z medialnością
Autorzy przypominają tezę Jerzego Grotowskiego z tekstu  Ku teatrowi ubogiemu o konieczności podkreślenia cech, które odróżniają teatr od telewizji i kina. Porównują jego koncepcję z pismami Auslandera, dla którego „idea teatru jako wydarzenia tu i teraz, odbywającego się na żywo w obecności widzów, ma bardziej charakter historyczny niż ontologiczny”. Następnie pokazują, że w przeciągu ostatnich dziesięcioleci teatr przestał demaskować efekty realności rodem z telewizji na rzecz ich wykorzystywania w celu odbudowania „zerwanego przymierza” z publicznością. Potem autorzy pokazują, jak rozwój technologii cyfrowych, zmieniając relację między fikcją a rzeczywistością, „skutecznie uniemożliwił dalsze istnienie teatru krytycznego wobec mediów”. Po dokonaniu tych rozpoznań, Sugiera i Borowski pokazują, że eksperymenty z dziedziny bio artu udowodniły, „na czym może polegać bezpośrednia ingerencja sztuki w rzeczywistość”.
Teatr postmedialny – z Mirkiem Kaczmarkiem, Bartkiem Maciasem, Wojciechem Pusiem i Wojtkiem Ziemilskim rozmawiają Mateusz Borowski i Małgorzata Sugiera

Zapis dyskusji Teatr postmedialny zorganizowanej przez Klub Bunkra Sztuki oraz Gazetę Teatralną „Didaskalia” . Rozmowa z artystami tworzącymi projekcje wideo do spektakli teatralnych podejmuje szereg kwestii związanych z obecnością nowych technologii w teatrze. Artyści zastanawiają się, czy media w teatrze częściej służą tworzeniu iluzji czy eksperymentowi, opowiadają o stosowanych przez nich technologiach i sposobie ich wykorzystania, próbują uchwycić wpływ, jaki na aktorstwo wywiera na przykład użycie kamery. Gdy przechodzą do rozmowy o własnej praktyce teatralnej i podziale kompetencji wśród artystów tworzących spektakl, najważniejszym wątkiem rozmowy staje się teatr jako instytucja oraz dystans, jaki dzieli teorię od codziennej praktyki scenicznej.

POGRZEBY

Patrycja Cembrzyńska: Śmierć na wieszaku
Tekst poświęcony związkom mody i śmierci. Autorka opisuje różne aspekty widowiskowości pogrzebów słynnych projektantów mody (na przykład: Gianniego Versace, Yves Saint-Laurenta) oraz ich funkcjonowanie w mediach (w pisanych przez internautów laudacjach). Pokazuje też, w jaki sposób moda inspiruje się śmiercią, opisując sesję zdjęciową na cmentarzu dedykowaną Saint-Laurentowi, wykonaną przez  Stevena Meisela. Zwraca uwagę na silną relację między modą a wampiryzmem oraz na makabryczne stylizacje fotografii i pokazów mody (na przykład Alexandra McQueena oraz Johna Galliano). Cały czas śledzi również mechanizmy kulturowe i rynkowe, które sprzyjają temu tanatycznemu uwikłaniu mody.    

Dorota Jarząbek: Pogrzeb Proteusza
Tekst poświęcony pogrzebom aktorów w drugiej połowie XIX wieku. Autorka powołując się na liczne relacje i opisy pogrzebów gwiazd teatru, traktuje je jako kolejny przykład ówczesnej teatromanii, dowód na wysoką rangę społeczną aktorów oraz materiał pozwalający zgłębić dominujący wtedy sposób postrzegania prywatności i intymności artysty sceny. Jarząbek opisuje pogrzeby takich gwiazd jak Jan Królikowski, Helena Modrzejewska, Alojzy Żółkowski. Zwraca uwagę na procedury towarzyszące oczekiwaniu na ceremonię – podkreślające fizyczną obecność ciała aktora. Następnie opisuje przebieg pogrzebu, w czasie którego następowało zniknięcie dosłownej obecności ciała.   

PANKOWSKI

Jan Burnatowski: Pankowski i Giedroyć – wyimki z korespondencji
Jan Burnatowski śledzi wieloletnią korespondencję między Marianem Pankowskim a Jerzym Giedroyciem – wydawcą emigracyjnego miesięcznika „Kultura”. Autor, podając liczne cytaty, wydobywa najważniejsze i, jego zdaniem, najciekawsze wątki korespondencji. Przygląda się więc pracy Pankowskiego jako publicysty – między innymi jako wysłannika „Kultury” na Międzynarodowym Zjeździe  PEN Clubu w Amsterdamie w 1954 roku. Burnatowski przywołuje również zawarte w listach Pankowskiego opinie o twórczości polskich autorów ze szczególnym uwzględnieniem podziwianego przez niego Witolda Gombrowicza. Na końcu relacjonuje spór o twórczość literacką Pankowskiego będący przyczyną zerwania współpracy z Giedroyciem, który nie chciał publikować jego prozy.  

Jakub Momro: Zakaz reprezentacji i reprezentacja zakazana (Pankowski, Libera, Nancy)
Jakub Momro analizuje sposób podejmowania tematu Zagłady w Teatrowaniu nad świętym barszczem Mariana Pankowskiego oraz pracy Lego. Obóz koncentracyjny Antoniego Libery w perspektywie teorii Jeana-Luca Nancy’ego o „zakazie reprezentacji”. Zauważa, że Pankowski i Libera „eksponują reguły nowoczesnego ikonoklazmu po to, by dostrzec poznawcze, etyczne i antropologiczne uwikłanie samego medium (teatru, sztuki, „obiektu”) w schemat „zakazu reprezentacji”. Prace obydwu są obarczone ryzykiem polegającym na trwaniu przy estetycznym wymiarze reprezentacji, który nie daje się oddzielić od pozostałych terytoriów ludzkiej aktywności i wrażliwości. Stawką ich artystycznych wysiłków jest […] etyczna różnica estetyczna. Polega to na łączeniu ze sobą takich określeń jak: „medium/zapośredniczenie i estetyczny pozór, wysiłek rozbicia immanencji przedstawienia oraz konfrontacja z traumą” – ta równoczesność w ujęciu Pankowskiego, Libery i Nancy’ego „wyznacza horyzont naszej aktualności”.

HOGHE

Jadwiga Majewska: Powoli, coraz wyraźniej…
Jadwiga Majewska opisuje dwa spektakle taneczne Raimunda Hoghego – Swan Lake, 4 Acts poświęcony Annie Pawłowej oraz 36, Avenue Georges Mandel inspirowany postacią Marii Callas. Bardzo dokładnie analizując poszczególne sceny, stara się jednocześnie wskazać na charakterystyczne cechy choreografii Hoghego. Zauważa więc, że artysta rozprawia się w teatrze ze swoim kalekim ciałem, „czyniąc z niego podstawę swojej odrębności”, w ten sam sposób komponuje rozpoczęcia spektakli, za każdym razem odmiennie, ale równie subtelnie operuje światłem. Na koniec Majewska stwierdza: „Wszystkie dzieła Hoghego są utrzymane w tej samej estetyce, ale każde z nich ma własny, charakterystyczny nastrój i w widoczny sposób różnią się od siebie”.   
Człowiek, forma, rytuał – z Raimundem Hoghe rozmawia Jadwiga Majewska

Niezwykle bogata i wielowątkowa rozmowa z Raimundem Hoghe. Artysta opowiada o swojej drodze twórczej: od pisarstwa, przez rolę dramaturga Piny Bausch, po własne spektakle i decyzję, by wystąpić na scenie. Opowiada też o genezie poruszanych w jego teatrze tematów dotyczących historii najnowszej, historii sztuki i artystów oraz historii ludzkości. Tłumaczy zasadę, według której tworzy spektakle o ludziach i z ludźmi, których uważa za pięknych w sensie duchowym. Porusza również kwestię rytualności teatru, który łączy ludzi. Opowiada o nagości w jego spektaklach oraz o przedstawieniu Sacre.     
TEATR A LITURGIA

Tadeusz Kornaś: Między liturgią, koncertem a teatrem
Punktem wyjścia interdyscyplinarnego tekstu Tadeusza Kornasia sytuującego się na pograniczu teatrologii, historii teatru, teologii z historią dogmatu i liturgii, historii sztuki, archeologii jest sympozjum w Brixen poświęcone dramatowi liturgicznemu Wschodu i Zachodu. Tekst zawiera zarówno opis i analizę prezentowanego podczas sympozjum Oficjum Trzech Młodzianków w Piecu Ognistym w wykonaniu Chóru Byzantion z Jassów, jak i obszerną prezentację słabo w Polsce znanego, bizantyjskiego dramatu liturgicznego.

UTWORY O OJCZYŹNIE

Joanna Jopek: Potęga niesmaku 

Recenzja spektaklu W imię Jakuba S. na podstawie tekstu Pawła Demirskiego w reżyserii Moniki Strzępki. Autorka stwierdza, że pokaz krakowski różnił się od warszawskiego pod względem dynamiki oraz zaakcentowanych tematów. Krakowska premiera była mroczna i odnosiła się do zakorzenionej w tradycji – również teatralnej – wizji wspólnoty narodowej. Warszawska natomiast – dynamiczna i zabawna – „przenosi akcenty ze sprawy narodowości na kwestię społecznej przestrzeni publicznej, klasowości i organizacji systemu kapitalistycznego, obnażając wewnętrzne pęknięcie, które prowadzi do tworzenia fałszywych narracji o swojej tożsamości”. W obu Jopek dostrzega swoisty projekt etyczny.

Monika Kwaśniewska: Rozkruszanie monumentu
Relacja z przeglądu „Pomniki polskie”, który odbył się podczas 4. Międzynarodowego Festiwalu Teatralnego Boska Komedia. Kwaśniewska osadza przegląd w kontekście programu festiwalu, stwierdzając dominację tematyki narodowej. Porównując spektakle, które są inscenizacją tekstów „kanonicznych” – jak Pan Tadeusz (reż. Mikołaj Grabowski) – z przedstawieniami na podstawie nowych dramatów – jak Aleksandra. Rzecz o Piłsudskim Sylwii Chutnik (reż. Marcin Liber) oraz Jak nie teraz to kiedy, jak nie my to kto Magdaleny Głuchowskiej i Justyny Lipko-Koniecznej (reż. M. Głuchowska) – wyraża opinię, że realizacje nowych teksów dużo celniej dotykają „rzeczywistych problemów współczesnej Polski i jej obywateli niż sceniczne reinterpretacje dzieł romantycznych”. 

REPERTUAR

Maryla Zielińska podsumowuje pierwszy rok dyrekcji Andrzeja Seweryna w Teatrze Polskim w Warszawie, Joanna Targoń recenzuje Nosferatu w reż. Grzegorza Jarzyny, Paweł Schreiber pisze o Ofeliach w reż. Wiktora Rubina, Katarzyna Lemańska analizuje Kamasutrę w reż. Weroniki Szczawińskiej, Piotr Olkusz ocenia Rewizora w reż. Marka Fiedora, a Magdalena Talar opisuje zorganizowane przez krakowską PWST Forum Młodej Reżyserii. 
TANIEC

Artystka hybrydyczna – z Dominiką Knapik rozmawia Marta Michalak

Wywiad z Dominiką Knapik, nazywającą siebie „myślącą aktoro-tancerzo-choreografem”. Knapik opowiada jak i dlaczego, skończywszy szkołę teatralną, zajęła się tańcem. Przybliża czytelnikowi genezę swojego „alfabetu ruchowego” na podstawie dwóch autotematycznych spektakli: Jak wam się podoba oraz Nie ja. Charakteryzuje współpracę z innymi artystami – głównie Wojtkiem Klimczykiem i Igą Gańczarczyk oraz opowiada o różnych spełnianych przez siebie rolach: aktorki, tancerza, choreografa w spektaklach tanecznych i dramatycznych. Nie unika również podejmowania kwestii problematycznej pozycji choreografa w polskich teatrach dramatycznych. Na koniec opowiada o nowych projektach i planach na przyszłość. 

ZAGRANICA

Jan Niedziela recenzuje Fausta I + II w reż. Nicolasa Stemanna i rozmawia z odtwórczynią roli Małgorzaty – Patrycją Ziółkowską, Agnieszka Marek analizuje spektakl L’Histoire terrible mais inachevée de Norodom Sihanouk, roi de Cambodge  w reż. Georgesa Bigot i Delphine Cottu, Katarzyna Osińska pisze o współczesnym odbiorze sztuki radzieckiej, Thomas Irmer opisuje Johna Gabriela Borkmanna w reż. Idy Müller i Vegarda Vinge, natomiast Bálint Kovács i Fanni Nánay piszą o obrazie aktualnych wydarzeń politycznych we współczesnym teatrze węgierskim.
CZERNIAKOW
Natalia Jakubowa: Fenomen Czerniakowa
Autorka opisuje wyreżyserowane przez Dymitra Czerniakowa opery, począwszy od pierwszej – Młody Dawid (1998), poprzez między innymi:  Żywot rozpustnika Strawińskiego (2003), Eugeniusza Oniegina (2006), Chowańszczyznę (2007) i Wozzecka (2009), Don Giovanniego (2010), Dialogi karmelitanek (2010), aż po spektakl z 2011 roku – Simona Boccanegrę Verdiego. Autorka zwraca uwagę na zmiany zachodzące w stylu reżysera (od przesadnej efektowności do surowej dyscypliny) oraz wyznacza cechy charakterystyczne jego teatru. Opisuje więc kadrowanie przestrzeni i ideę wariantywności jednej przestrzeni, a także wchodzące w konflikt z popularnymi interpretacjami ujęcie muzyki, akcji i postaci. 

Jekatierina Biriukowa: „Rusłan i Ludmiła” Dymitra Czerniakowa
Recenzja najnowszej opery w reżyserii Dymitra Czerniakowa – Rusłana i Ludmiły Michaiła Glinki zrealizowanej w otwartym po remoncie w słynnym Teatrze Bolszoj w Moskwie. Autorka w skrócie relacjonuje dotychczasowy dorobek Czerniakowa w moskiewskim teatrze, na który składa się pięć inscenizacji. Opisuje też atmosferę skandalu i zgorszenia, która zdominowała odbiór najnowszej produkcji. Następnie autorka opisuje najważniejsze zabiegi interpretacyjne dokonane przez reżysera: „W wersji Czerniakowa opera Glinki nie jest bajką, ale próbą przeżycia emocji jej bohaterów. Reżyser opowiada klasyczną akcję własnymi słowami, które dodają do niej równoległe, a nawet krzyżujące się sensy”. 

BARBA

Tak spaliłem własny dom – z Eugeniem Barbą rozmawia Leszek Kolankiewicz

Zapis spotkania poświęconego ostatniej książce Barby Spalić dom. Rodowód reżysera (Instytut im. Jerzego Grotowskiego i Wydawnictwo Uniwersytetu Warszawskiego). Barba tłumaczy, jak rozumie sformułowanie „spalić dom” – zarówno w sensie metaforycznym, jak  autobiograficznym. Opowiada o przełomowych etapach swojego życia i twórczości w kontekście zmian politycznych i kulturowych. Odpowiada też na pytanie o wpływ sztuki na społeczeństwo, odnosząc się do doświadczeń prowadzonego przez niego Odin Teatret w miasteczku Holstebro, w którym rezyduje od kilkudziesięciu lat.
TEATR W KSIĄŻKACH

Dariusz Kosiński pisze o książce Eli Rozika Korzenie teatru, natomiast Justyna Gajek recenzuje pracę Edith Hall Greek Tragedy: Suffering Under the Sun.
