COURTNEY LOVE
Joanna Jopek: Grunge. Teraz o złu

Joanna Jopek zauważa, że spektakl Courtney Love Moniki Strzępki i Pawła Demirskiego (Teatr Polski we Wrocławiu, prem.: 30 XI 2012) jest najbardziej pesymistycznym i mrocznym ze spektakli tego duetu. Świat wykreowany na scenie przenika atmosfera rezygnacji, marazmu i zniechęcenia. W Courtney Love, zdaniem recenzentki, wypracowana dotychczas przez Strzępkę i Demirskiego perfekcyjna forma teatralna znalazła się w fazie przesilenia, a twórcy świadomie ten stan wykorzystują, starając się odważnie wypracować dla siebie nową formułę teatralną. Tak, jak tytułowa bohaterka spektaklu, potrafią przekuć destrukcję, klęskę i porażkę w twórczą i odświeżającą wobec kapitalistycznej rzeczywistości alternatywę

Za wygodna ta miejscówka. Z Moniką Strzępką i Pawłem Demirskim rozmawia Joanna Wichowska

Strzępka i Demirski opowiadają o swoim najnowszym spektaklu Courtney Love, zrealizowanym w Teatrze Polskim we Wrocławiu. Ujawniają, że do jego stworzenia zainspirowała ich książka Everetta True, który pokazywał żonę Kurta Cobaina w radykalnie odmienny sposób, niż utrwaliło się to w powszechnej świadomości. Początkowo miał to być więc spektakl o walce Courtney z męskim światem show biznesu, jednak koncepcja przedstawienia wielokrotnie się zmieniała. Paweł Demirski ujawnia, że w tekście dochodzi do głosu depresyjny aspekt jego osobowości. Twórcy mówią także, że zależy im na pokazaniu mechanizmu, w którym odrzucenie czasu nastoletniości i dyskredytacja ówczesnych marzeń sprawiają, że bezwiednie pozwalamy, by struktury rządzących zawładnęły naszym życiem.    

KLECZEWSKA

Monika Świerkosz: Postapokaliptyczna utopia
W spektaklu Bracia i siostry (Teatr im. J. Kochanowskiego w Opolu, prem.: 12 I 2013) Maja Kleczewska (scenariusz i reżyseria) i Łukasz Chotkowski (scenariusz) przedstawiają obraz człowieka żyjącego w świecie po totalnym kryzysie. Twórcy, podobnie jak w zrealizowanej przez nich w Bydgoszczy Burzy, wykorzystali metodę ustawień hellingerowskich. Autorka zauważa, że uogólnienie pewnych wątków i postaw zaczerpniętych z Braci Karamazow Fiodora Dostojewskiego i Trzech sióstr Antoniego Czechowa (utwory te były podstawą scenariusza), doprowadziło do fałszywej uniwersalizacji ludzkiej kondycji. 
KOBIETY W TEATRZE

Reżyser(ka). Narracja (nie)obecna

W panelu organizowanym przez Fundację na rzecz Rozwoju i Promocji Sztuki Współczesnej Pauza oraz redakcję „Didaskaliów” udział wzięły Joanna Krakowska, Dorota Sajewska, Małgorzata Sugiera i Weronika Szczawińska. Rozmowa dotyczyła krytycznych strategii podejmowanych przez kobiety w teatrze, ich „widoczności” i funkcji w przestrzeni publicznej oraz formowania się polskiego teatru feministycznego i próby napisania historii „teatru kobiet”. Moderatorka spotkania, Małgorzata Sugiera, podsumowuje, że o teatrze kobiet na pewno nie można „mówić i pisać jako o fenomenie bez kontekstu, [...] należy rozpatrywać [go] w szerszych sieciach uwarunkowań społecznych i obowiązujących w danym czasie konwencjach artystycznych”. 

Josette Féral: Głosy kobiet: między nostalgią a zmianą 

Féral analizuje zmiany sytuacji kobiet w teatrze w kontekście ewolucji dyskursu feministycznego. Autorka kreśli szeroki kontekst i historię badań oraz działań feministycznych w obrębie teatru: od różnych form teatru feministycznego, poprzez omówienie twórczości najważniejszych reżyserek teatralnych, aż po ukazanie wpływu badań feministycznych na zmiany podstaw praktyki teatralnej i badań teatrologicznych. Féral uważa, że pomimo niekwestionowanego wzrostu udziału i aktywności w teatrze kobiet, wciąż kwestią problematyczną pozostają nienaruszone patriarchalne struktury teatralne w obrębie których dane jest im pracować.
ZAMKOW

Agata Adamiecka-Sitek: O Lidii Zamkow. Fantazja naukowa 

Wykład towarzyszący re//mixowi Zamkow: 2 albo 3 rzeczy, które o niej wiem zrealizowanemu przez Weronikę Szczawińską w komunie//warszawa. Adamiecka tworzy bardzo spójną, feministyczną analizę twórczości Lidii Zamkow, opierając ją w całości na znalezionych w archiwum materiałach dokumentalnych. Cytaty, którymi rozpoczyna i kończy tekst poddają jednak w wątpliwość wiarygodność jej interpretacji.     

Jak się przechodzi do historii? Z Weroniką Szczawińską rozmawia Monika Kwaśniewska

Punktem wyjścia rozmowy jest zrealizowany przez Weronikę Szczawińską w komunie//warszawa re//mix Zamkow: 2 albo 3 rzeczy, które o niej wiem. Szczawińska podaje powody wyboru Lidii Zamkow na bohaterkę swojego spektaklu, opowiada o poszukiwaniach materiałów dotyczących jej twórczości oraz licznych wątpliwościach zarówno co do wiarygodności źródeł archiwalnych, jak i faktycznej wartości artystycznej spektakli Zamkow. Szczawińska z dużym dystansem i sceptycyzmem mówi też o kwestii poszukiwania przez kobiety pracujące w teatrze „pramatki”.  

Lidia Zamkow: fragmenty recenzji

Fragmenty recenzji następujących spektakli Lidii Zamkow: Wizyta starszej pani (Teatr im. J. Słowackiego w Krakowie, prem.: 2 III 1958: Maria Czanerle, Okrutna bajka), Sen nocy letniej (Teatr Ludowy w Krakowie, prem.: 15 III 1963: Ludwik Flaszen, Moralistka w krainie elfów; Bronisław Mamoń, Szekspir żywy; Konstanty Puzyna, Nieznośni interpretatorzy), Wesele (Teatr im. J. Słowackiego, prem.: 27 III 1969: Elżbieta Wysińska, Wesele przeciw konwencjom).

Lidia Zamkow: fragmenty wywiadów 

Fragmenty następujących wywiadów z Lidią Zamkow: Rozmowy o dramacie. Pretensje

i propozycje (dyskusja zbiorowa; 1956), Trzy przedstawienia (notowała Elżbieta Morawiec; 1967),  Nie uznaję teatru bez tekstu (rozmawia Krzysztof Miklaszewski; 1971), Cel sztuki prowokować (rozmawia Krystyna Starczak; 1972), „Dlaczego Pani biegnie naprawdę…” (rozmawia Barbara Henkel; 1972).   
KAMIŃSKA
Joanna Krakowska: Meir Ezofowicz, czyli Żydzi

Artykuł Joanny Krakowskiej stanowi rozszerzoną wersję wykładu z cyklu „PRL. Przedstawienia”, który zainaugurował multimedialny projekt autorskiej historii polskiego teatru od 1765 roku do dziś realizowany w Instytucie Teatralnym w Warszawie. Krakowska szeroko kreśli dzieje spektaklu Meir Ezofowicz w reżyserii Idy Kamińskiej. Wychodząc od popularności i żywych reakcji na spektakl, Krakowska szczegółowo charakteryzuje twórczość tej reżyserki, jak i omawia dzieje Teatru Żydowskiego, w którym  przedstawienie było wystawione. W szerszym kontekście analizuje również, jak teatr ten kształtował się w relacjach z PRL-owską władzą, a realizowane w nim spektakle dyskutowały z narzucanymi czy przemilczanymi narracjami na temat kwestii żydowskiej po wojnie. 

SELLARS

Kazimierz Bardzik: Lekcja Sellarsa

Autor przypomina wkład Petera Sellarsa w historię opery. Pisząc, że jest on już „klasykiem”, zauważa, że młodsi reżyserzy naśladują stosowane przez niego środki wyrazu i sposób myślenia. To on jako jeden z pierwszych szukał współczesnych kontekstów dla znanych historii oraz starał się tworzyć realistyczne, skomplikowane wewnętrznie postaci. Jego spektakle cechował oryginalny eklektyzm, a jednocześnie analityczne podejście do utworów muzycznych. I choć autor przytacza również krytyczne opinie na temat najnowszych inscenizacji tego reżysera oraz zwraca uwagę na niezamierzone śmieszności jego inscenizacji wynikające z nadużycia środków scenicznych, to docenia jego odwagę w podejmowaniu ryzyka, wierność sobie w projektowaniu sensów inscenizacji oraz w skłonności do powtarzania wypróbowanych sposobów i estetyk.
Marcin Bogucki: Mit społeczeństwa post-rasowego. Don Giovanni Wolfganga Amadeusza Mozarta w inscenizacji Petera Sellarsa

Autor analizuje Don Giovaniego Mozarta w inscenizacji Petera Sellarsa z perspektywy antropologicznej i socjologicznej. Bogucki podkreśla kontrkulturowe korzenie twórczości Sellarsa, który uważa, że opera jest sztuką przede wszystkim społeczną i ma największą moc oddziaływania na współczesnych odbiorców. Zdaniem Boguckiego, problematyzując w swojej inscenizacji kwestie rasowe, Sellars pokazuje, że oświeceniowa wspólnota znajdująca się w centrum oryginalnej opery Mozarta pozostaje tak naprawdę projektem fantazmatycznym. 

Tożsamość, kultura i polityka teatru w Europie. Z Peterem Sellarsem rozmawia Maria M. Delgado

Wywiad oscyluje wokół całej twórczości Petera Sellarsa – zarówno pierwszych teatralnych inspiracji, jak i ostatnich projektów. Rozmówcy podejmują rozmaite tematy pojawiające się w twórczości amerykańskiego reżysera: począwszy od rasizmu, poprzez  migracje, nacjonalizm, multikulturowość, sytuację polityczno-gospodarczą Europy, aż do kwestii zdrowej żywności. Sellars mówi o znaczeniu jego projektów dla amerykańskiej i europejskiej kultury: „Liczę, że przynosi to obopólne korzyści i wciąż inspiruje obie strony. Krótko mówiąc, odległe powinno służyć zmienianiu sensu  najbliższego”. 

Thomas Irmer: Z królestwa umarłych 

Spektakl Desdemona w reżyserii Petera Sellarsa (praprem.: 15 V 2011 w Wiedniu podczas Wiener Festwochen) to muzyczna inscenizacja tekstu Toni Morrison – amerykańskiej noblistki, pisarki i badaczki „czarnej” literatury. Dramat powstał na podstawie wariacji na temat jednego wersu Szekspira: „U mej matki była / Sługa, Barbara było jej na imię”, świadczącego o silnym wpływie czarnej piastunki na Desdemonę. Sellars zderza tę tematykę z konwencją word music.

FORUM
Paweł Sztarbowski: Choroby polskiego teatru

Paweł Sztarbowski  stawia tezę, że „teatr, jaki znamy, prawdopodobnie wkrótce się skończy”.  Zagraża mu bowiem komercjalizacja, która zmusza dyrektorów teatrów do rezygnacji z artystycznych eksperymentów na rzecz poddania się zasadom rynku. Autor wskazuje na szereg ujemnych zjawisk w działalności instytucji prywatnych, szkół teatralnych, publicystyce, organizacji festiwali, będących skutkiem nowej polityki wobec teatrów. Sztarbowski proponuje pozytywny program naprawczy – za pomocą eksperymentów teatralnych w repertuarze uwzględniającym masowego odbiorcę.   

KURATOR

Tomasz Kowalski: Potencjał ukryty na prowincji
Tomasz Kowalski opisuje powstały z inicjatywy Agaty Siwiak projekt „Wielkopolska: Rewolucje” realizowany od kwietnia do grudnia 2012 roku. Projekt polegał na pracy artystów z mieszkańcami małych miejscowości w Wielkopolsce. Jego celem było badanie twórczego potencjału tkwiącego w tych, oddalonych od centrum i zazwyczaj niezauważanych zarówno przez twórców, jak i odbiorców kultury rejonach. Zdaniem Kowalskiego, oprócz efektów artystycznych i estetycznych, projekt pozwolił uwolnić drzemiące w lokalnych społecznościach energie, niezbędne do przeprowadzania kolejnych, już samodzielnych projektów.

Katarzyna Fazan: Niedowiara, słabe sacrum i pasja w teatrze postmetafizycznym

Katarzyna Fazan omawia spektakle podejmujące temat współczesnej duchowości stworzone specjalnie na tegoroczny krakowski Festiwal Boska Komedia (5–13 XII 2012) i pokazane pod hasłem „Niedowiara”. Analizując przedstawienia Iwana Wyrypajewa, Radosława Rychcika, Wiktora Rubina, Piotra Ratajczaka oraz Michała Zadarę konstatuje, że każdy z twórców odmiennie definiuje sposób opowiadania o duchowości i kwestiach religijnych w teatrze. Szczególnie silnie zadziałał pomysł Zadary, który dokonał swoistego importu idei tematu religijnego z Zachodu, co pozwoliło mu uwolnić się od polskich kontekstów dyskusji nad religijnością w obrębie katolickiego państwa.

REPERTUAR

Katarzyna Lemańska: Everybody lies

Filoktet w reżyserii Barbary Wysockiej (prem.: 30 XI 2012 w Teatrze Polskim we Wrocławiu) to studium trzech osobowości przedstawionych na przykładzie tytułowego bohatera, Odyseusza i Neoptolemosa. Polska prapremiera dramatu Sofoklesa to klasyczna, prosta inscenizacja, pozbawiona charakterystycznych dla teatru Wysockiej środków medialnych i bogatej scenografii. Na pochylni-wyspie rozgrywa się tragedia Filokteta komentowana przez jednoosobowy chór. Wysocka nie uwspółcześnia antycznego tekstu, tylko problematyzuje konflikt tragiczny: „Za pomocą deus ex machina Wysocka pokazuje, że w zdeprawowanym świecie nawet bóg nie jest ponad dyskursami – teologicznym, politycznym, społecznym”.

Absurd na do widzenia. Z Barbarą Wysocką rozmawia Katarzyna Lemańska

Wywiad dotyczy najnowszego spektaklu Barbary Wysokiej, Filokteta wystawionego w Teatrze Polskim we Wrocławiu (prem.: 30 XI 2012). W przedstawieniu tym Wysocka po raz kolejny podejmuje wątek relacji jednostki i zbiorowości, obecny już w inscenizacjach Anhellego, Kaspara, Lenza, Łagodnej, Woyzecka czy w Jezusie Chrystusie Zbawicielu – najnowszym projekcie Michała Zadary, w którym Wysocka gra główną rolę. Reżyserka analizuje społeczno-polityczne podłoże dramatu, opisuje etapy pracy nad spektaklem.

Paweł Schreiber: Operetka AD 2012

Recenzja spektaklu Nietoperz, który Kornél Mudnruczó wyreżyserował w TR Warszawa (prem.: 20 IX 2012). Zdaniem Schreibera, reżyser niezwykle przewrotnie gra z rozmaitymi, nie tylko teatralnymi, gatunkami. W sposób oryginalny zderza również historię o umieraniu z Zemstą nietoperza Johanna Straussa. I, o ile początkowo przewrotność spektaklu, zdolność wprawiania widza w zakłopotanie i niweczenie jego oczekiwań, fascynuje, to z czasem zabiegi te, zdaniem autora, popadają w schematyczność i stają się jedynie efektowną żonglerką kolejnych, mieszczańskich czy operetkowych klisz.

Marta Uszyńska: Gramy do upadłego

Wyreżyserowany przez Ewelinę Marciniak w Teatrze Wybrzeże w Gdańsku spektakl Amatorki (prem.: 24 XI 2012) wydobywa feministyczny charakter tekstu Elfriede Jelinek. Sześcioro bohaterów uwikłanych jest w patologiczne związki, w których nigdy nie dochodzą do porozumienia. Eksponowana za pomocą kostiumów cielesność postaci „ujawnia” prawdę o ich uczuciach. To za jej pośrednictwem reżyserka problematyzuje w spektaklu kwestie wszechobecnej przemocy i manipulacji: zarówno w relacjach kobiet i mężczyzn, jak i rodzinnych oraz pokoleniowych. 

Dorota Jarząbek-Wasyl: Kwartet dla Z.

Recenzja spektaklu Paw królowej w reżyserii Pawła Świątka zrealizowanego w Starym Teatrze w Krakowie (prem.: 27 X 2012). Reżyser koncentruje się przede wszystkim na języku powieści Doroty Masłowskiej, któremu podporządkowuje akcję, scenografię, charakter postaci. Sprawność techniczna aktorów wydobywa retorykę tekstu Masłowskiej ukazującego postaci jako zawłaszczone przez rozmaite ideologie, karykaturalnie utkane ze społecznych klisz i kulturowych schematów. Krytyczne ostrze tekstów Masłowskiej reżyser wymierza nie tylko w bohaterów, ale też w publiczność. 

Katarzyna Fazan: Natan mędrzec: konflikty religii w krainie cudów i sentymentów 

Omawiając inscenizację dramatu Gottholda Ephraima Lessinga wystawioną przez Natalię Korczakowską w Teatrze Narodowym (prem.: 10 XI 2012), Katarzyna Fazan przypomina toczącą się w kolejnych epokach dyskusję wokół tego dramatu oraz jego sceniczne losy. Korczakowska mogła, jej zdaniem, wejść w problemowy i krytyczny dialog z przedstawioną w Natanie wizją idei współistnienia trzech religii. Poważna diagnoza społeczno-kulturowa zostaje jednak w spektaklu przesłonięta przez formę ckliwej naiwności. Mimo atmosfery powagi, ascetyzmu, nacisku przede wszystkim na aktorską interpretację tekstu, Korczakowska wydobywa optymistyczne nadzieje Oświecenia, a pomija, czy wręcz unieważnia tematy historyczne i współczesne dramatu.

Tobiasz Papuczys: Lear z ducha muzyki

W ceglastej Sali przy ul. Purkyniego we Wrocławiu grany jest najnowszy spektakl Teatru Pieśni Kozła Pieśni Leara (prem.: 28 IX 2012). Reżyser, Grzegorz Bral, pełni w nim rolę narratora-dyrygenta, który „nadaje zbiorowi pieśni formę spektaklu, kieruje jego rozwojem, ale też burzy dramaturgię”. To w pieśniach zostaje zarysowana tragiczna historia Leara oraz Kordelii i na ich kanwie zbudowana jest cała dramaturgia przedstawienia.  Jak sugeruje już tytuł recenzji, idąc tropem Nietzschego, „tragedia ma strukturę muzyczną”.

Joanna Targoń: Burza w wiadrze wody

Burza Williama Szekspira wystawiona w Teatrze Polskim w Warszawie przez Dana Jemmeta (prem.: 24 XI 2012) opiera się, zdaniem recenzentki, na jednym pomyśle interpretacyjnym. Polega on na pokazaniu mieszkańców wyspy jako współczesnych, ludzkich wraków – mechanicznych kukiełek w podrzędnym teatrzyku stworzonym przez Prospera. Włożenie dramatu Szekspira w formę realistycznej, czy nawet naturalistycznej konwencji dysfunkcyjnej rodziny kloszardów z ojcem mitomanem –  podrzędnym magikiem wykonującym tandetne sztuczki do niczego, zdaniem Targoń, nie prowadzi. Motywacje takiej interpretacji giną w gęstwinie nieprzemyślanych i niespójnych pomysłów inscenizacyjnych.

Weronika Łucyk: Pustka śpiewana

Recenzując spektakl Agnieszki Olsten Miki Mister DJ na podstawie dramatu Mateusza Pakuły (Teatr Miejski w Gdyni, prem.: 13 X 2012) autorka zwraca uwagę, że tekst Pakuły to dramat otwarty. Formalnie składa się z ciągu dość luźno powiązanych za sobą scen, przeplatających się miejsc akcji, pojawiających się i znikających bohaterów, co daje wiele możliwości inscenizacyjnych. Decyzja Olsten, by tekst był śpiewany przez aktorów, nadaje spektaklowi formę nowoczesnego koncertu muzyki elektronicznej. Taki zabieg uwypukla istotę dramatu Pakuły, w którym barwny i muzyczny język bohaterów zderzony zostaje z ich emocjonalną pustką.

TEATR DOKUMENTALNY

Michał Lachman: Teatralizując fakty. Uuwagi o (do)słowności teatru verbatim

Autor opisuje jedną z najbardziej interesujących grup kontynuujących tradycję brytyjskiego teatru dokumentalnego – Tricycle. Teatr ten od lat współpracuje z dziennikarzami, a wystawiane w nim sztuki wykorzystują wyłącznie materiały autentyczne, zebrane

w trakcie rozmów, wywiadów i kwerend archiwalnych. Spektakle tej grupy mają więc zarówno charakter edukacyjny, jak i interwencyjny. Niewątpliwą zaletą Tricycle jest umiejętność pokazywania faktów wziętych z życia przeciętnego londyńczyka w perspektywie światowych konfliktów i sporów etycznych. Umiejętnie prowokują do też dyskusji, demaskując zafałszowany obraz teoretycznie obiektywnych faktów.

FRLJIĆ

Joanna Wichowska: To nie jesteśmy my 

Omawiając spektakl Olivera Frljića Nienawidzę prawdy, który zdobył nagrodę specjalną jury oraz nagrodę publiczności na tegorocznym festiwalu BITEF, autorka tworzy syntetyczną charakterystykę twórczości tego reżysera. Spektakle Frljića są próbą rozliczenia krajów byłej Jugosławii z ich ukrytych i przemilczanych grzechów. Omawiane przedstawienie Wichowska rozpatruje także pod kątem jego socjoterapeutycznego wymiaru. Frljić mierzy się w nim z problemami, które interesują go od lat, takimi jak: historyczne archiwum, wpływ rodzinnych mikronarracji na narodową makronarrację, relacja pomiędzy pamięcią indywidualną a zbiorową oraz rozmaite manipulacje na pamięci. Bohaterami spektaklu czyni natomiast swoją rodzinę i siebie. 

GOEBBELS

Badanie, odkrywanie, Ibsen. Z Heinerem Goebbelsem rozmawia Thomas Irmer

Heiner Goebbels charakteryzuje swoją teatralną działalność jako odnawianie formy opowiadania, przedstawiania i odczytywania tekstu oraz poszukiwanie wciąż nowych sposobów jego inscenizacji. Opowiada o swoich przedstawieniach twierdząc, że ich punktem wyjścia powinno być pytanie o to, jak przekroczyć istniejące dotychczas w teatrze formy. Dlatego w większości spektakli dąży do tego, aby poprzez nieobecność tradycyjnie związanych z teatrem składników (na przykład aktorów) osiągnąć nowy poziom uczestnictwa widzów. Duże znaczenie przypisuje również muzyce. Ten sposób myślenia przenosi również na swoją praktykę pedagogiczną w Instytucie Teatrologii Stosowanej w Gissen. 

Anna R. Burzyńska: Chaosmos

Spektaklem Europeras 1&2, według partytury Johna Cage’a (prem.: 17 VIII 2012 w Jahrhunderthalle w Bochum), Heiner Goebbels rozpoczął, po raz pierwszy jako kurator, kolejną edycję festiwalu Ruhrtriennale w 2012 roku. Reżyser nie tylko uczcił w ten sposób setne urodziny kompozytora, ale też z powodzeniem zrealizował swój projekt „robienia muzyki za pomocą narzędzi sceny”. Spektaklu nie grano w budynku operowym, ale w postindustrialnej przestrzeni Jahrhunderthalle, gdzie Goebbels zaprezentował aż trzydzieści dwa zestawy dekoracji i kostiumów – począwszy od scenografii inspirowanych barokową paszczą Lewiatana zaprojektowaną przez Burnaciniego, przez szkice Appii, aż po aranżacje konstruktywistyczne wpisujące się w topografię Jahrhunderthalle.

ZAGRANICA

Grzegorz Stępniak: Co się zdarzyło Verze Stark?

Dramat By The Way, Meet Vera Stark Lynn Nottage to fikcyjna opowieść o pierwszej czarnoskórej aktorce. Spektakl z grającą tytułową rolę Sanaa Lathan wyreżyserował  Jo Bonney w Geffen Playhouse w Los Angeles (prem.: 26 IX 2012). Ze szczegółowego opisu spektaklu połączonego z analizą dramatu wynika, że twórcy ograniczyli się do przedstawienia zabawnej, polityczno-historycznej opowieści. Zabrakło, charakterystycznej dla tekstów Nottage, metateatralnej gry z historią i jej rasowymi implikacjami. 

Antoine Pickels: ANTI: o płci, przyrodzie i dzieciach

Relację z festiwalu ANTI odbywającym się w fińskim Kuopio autor zaczyna krótkim omówieniem pojęcia live art’u – strategii tworzenia wspólnej przestrzeni łączącej wiele gatunków sztuki współczesnej.  To właśnie ta forma artystyczna w dużym stopniu kształtowała obraz festiwalu. Obok tematu związanego z wykonywaniem prac dla dzieci oraz związanych z zagadnieniem płciowości, zdaniem Pickelsa szczególnie interesujący był nurt festiwalu związany z przyrodą. Artyści zwykle pracujący w przestrzeniach publicznych i wchodzący raczej w interakcje z rozmaicie rozumianą miejskością tym razem musieli stworzyć dzieła wyrażające ich stosunek do przyrody oraz zaprezentować je w lesie bez użycia prądu.  

TANIEC

Julia Hoczyk: Japonia: dialogi i transpozycje

Relacja z XIX edycji Międzynarodowych Spotkań Sztuki Akcji „Rozdroże”, podczas których po raz trzeci w historii tego festiwalu zaprezentowano polsko-japońskie spektakle taneczne. Wyłonił się z nich obraz Japonii niejednorodnej, a zarazem posiadającej wiele wspólnych punktów spajających tradycję z nowoczesnością i naturę z technologią. Zestawienie polskich i zagranicznych spektakli pozwoliło organizatorom na stworzenie metakulturowej przestrzeni – pola działań dla artystycznych eksperymentów i kształtowania specyficznych alfabetów ruchowych. 

FESTIWALE

Tadeusz Kornaś: Teatr w poszukiwaniu prawdy (2)

W drugiej części (część pierwsza została wydrukowana w numerze 112) relacji z wrocławskiego festiwalu „Świat miejscem prawdy”, Tadeusz Kornaś analizuje spektakl Alvisa Hermanisa – Miłość po łotewsku. Reżyser zaprojektował czternaście niepowiązanych fabularnie scen, których nadrzędnym tematem są rozmaicie zaaranżowane spotkania kobiety i mężczyzny. Wszystkie historie ujęte są w tę samą ramę estetyczną: charakteryzującą się realistycznym aktorstwem, hiperrealistyczną charakteryzacją, umownością scenografii, groteskowością. Zdaniem Kornasia wszystkie epizody tworzą spójną całość. Z jednej strony, przedstawiają codzienne interakcje jako naznaczone dojmującym poczuciem niespełnienia, tęsknoty za drugim człowiekiem. Z drugiej, tworzą sugestywny i bardzo rozległy portret łotewskiego społeczeństwa.  

Dorota Jarząbek-Wasyl: W królestwie obcego piękna

Autorka opisuje najlepsze spektakle pokazywane w ramach 2. Międzynarodowego Festiwalu Teatru Formy (17–24 XI 2012) organizowanego na terenie całego województwa małopolskiego. Motywem łączącym zagraniczne przedstawienia odbywające się w Krakowie była opera. W tej muzyczno-operowej edycji festiwalu „obecność człowieka była wtórna, czasem zbędna, czasem boleśnie dwuznaczna”.

ORIENT

Nicola Savarese: Mit Orientu

Pierwsza część (część druga zostanie wydrukowana w następnym numerze) tłumaczenia tekstu Nicoli Savaresego pochodzącego z jego wielokrotnie nagradzanej książki Teatro e spettaccolo fra Oriente e Occidente [Zachodnia i orientalna kultura teatralna we wzajemnym spotkaniu]. Autor przytacza najważniejsze konceptualizacje mitu Orientu – od astronomicznej, poprzez geograficzną, artystyczną, aż po antropologiczną – pokazując, jak pojemnym jest on w istocie pojęciem. Badacz analizuje obraz kulturowych relacji między Wschodem a Zachodem, mającym ogromny wpływ między innymi na teatr, ponieważ, jak pisze w przeciwieństwie do literatury i malarstwa, w obrębie których nadal pokutuje w sferze literatury i malarstwa, tak w obrębie teatru największe znaczenie miały „odkrycia naukowe orientalistów” nad teatrami azjatyckimi.
TEATR W KSIĄŻKACH
Anna R. Burzyńska: Sploty sieci 

Książka Agnieszki Jelewskiej, Sensorium. Eseje o sztuce i technologii (Wydawnictwo Naukowe UAM, Poznań 2012), to zbiór około trzydziestu szkiców połączonych ze sobą w sieciowym układzie dyskursów. Autorka bada różne metodologie i teorie badawcze (Philipa Auslandera, Henry’ego Jenkinsa czy Steve’a Dixona) oraz relacje między nauką, sztuką, filozofią a technologią. Recenzentka podkreśla, że celem Jelewskiej nie jest odnalezienie dla przytaczanych i streszczanych teorii „wspólnego mianownika i syntezy, wręcz przeciwnie – w zgodzie z ideą sieci buduje polifoniczny, heterogeniczny dyskurs”.

