W najnowszym, 115–116 numerze Gazety Teatralnej „Didaskalia”, polecamy:

HAMLET

Monika Kwaśniewska: …chociaż nie byłeś żołnierzem
Recenzja Hamleta, którego Jan Klata wyreżyserował w Schauspielhaus w Bochum (prem.: 9.03.2013). Autorka zauważa, że Hamlet w tym przedstawieniu jest artystą. Dwór natomiast wydaje się przede wszystkim sceną, niekoniecznie i nie zawsze jednak stricte teatralną. Z tego powodu, jednym z głównych tematów spektaklu jest postawa twórcy wobec rzeczywistości. Problem ten dotyczy zarówno sztuki zaangażowanej w życie społeczne i polityczne, jak i spektaklu publicznego, w jaki uwikłani zostają twórcy. Ta podwójna perspektywa wydaje się generować istnienie dwóch publiczności. Pierwsza, to widzowie wyimaginowani, ci, dla których postaci kreują swoje „medialne” wizerunki. Druga, to widzowie teatralni, którym pokazane zostaje więcej.
Dobranoc, Książę. Z Janem Klatą rozmawia Piotr Gruszczyński

Najważniejsze etapy w karierze Klaty – początek czynnej działalności reżyserskiej i objęcie dyrekcji w Starym Teatrze w Krakowie – splatają się z wystawieniem dramatu Szekspira: H. w Stoczni Gdańskiej i Hamleta w Schauspielhaus Bochum. Wywiad, przeprowadzony po niemieckiej premierze, dotyczy refleksji nad obydwiema realizacjami oraz początków dyrekcji w Starym Teatrze. Pozornie rozbieżne tematy łączą się ze sobą – klaruje się z nich nowa rola, jakiej podejmuje się Klata w teatrze. Rozmowa o niemieckim spektaklu przybliża program artystyczny Klaty, zaplanowany na kolejne pięć sezonów w Krakowie.

GOB SQUAD

Nina Tecklenburg: Zaczarowana rzeczywistość, zapośredniczony kontakt. Historia Gob Squad

Nina Tecklenburg analizuje i charakteryzuje projekty Gob Squad z ostatnich osiemnastu lat: „Gob Squad akcentuje w przedstawieniach uwikłanie codziennego życia w to, co zapośredniczone, wirtualne i fantastyczne”, osiągając efekt hiperrealistyczny, który nazywa „robieniem życia do przesady”. Tecklenburg zauważa również, że wymiar krytyczny tego teatru nie stoi w sprzeczności z rozrywką, kulturą popularną i uczestnictwem. Stwierdza jednak, że w obliczu zmian, jakie zachodzą w ostatnich latach – przede wszystkim kryzysu finansowego – Gob Squad musi na nowo przemyśleć swój sposób funkcjonowania.

Teatr i ryzyko. Z Sarah Thom i Simonem Willem rozmawia Konrad Wojnowski

Jak twierdzą członkowie Gob Squad, Sarah Thom i Simon Will, siedmioosobowy kolektyw performerów realizuje projekty oscylujące wokół samotności. Ważny jest proces tworzenia spektakli, zaczynający się od określenia ram i ustalenia relacji między widzem a performerem. Kolektyw kładzie więc nacisk na budowanie więzi, poczucia wspólnotowości, co wymaga od performerów bardzo dużo wysiłku i zaangażowania. W najnowszych projektach performerzy, chociaż nadal badają podobne sytuacje, starają się nie eksploatować tak siebie jako aktorów. Wracają do przedstawień site-specific i miksują oraz remiksują inne formy teatralne. Jak sami twierdzą, w ich projekty wpisana jest porażka, która „jest częścią procesu i jako taka jest absolutnie niezbędna”.

Thomas Irmer: Czegoś tu brakuje?

Irmer stwierdza, że pierwszy taneczny spektakl Gob Squad – Dancing About (Volksbühne am Rosa‑Luxemburg‑Platz w Berlinie, prem.: 8.11.2012) – jest w istocie powrotem do wcześniejszych zainteresowań grupy. Autor zwraca uwagę na ciekawe funkcjonowanie w tym spektaklu martwego owada będącego symbolem idei spektaklu: „Jest coś bardzo wymownego w fakcie, że malutka modliszka pojawia się – powiększona do rozmia​rów ogromnego obrazu – […] jako symbo​liczne zwierzę, które wydaje się wraz z innymi performerami mówić, grać a nawet modlić”. Irmer ocenia jednak, że „niespełna dziewięćdziesięciominutowy performans nie oferuje dużo więcej, niż modne przed piętnastoma laty eksperymenty teatralne w przestrzeniach klubowych”. 
DAWICKI

Dorota Jarecka: Oskar Dawicki – artysta bez zakresu

Przekładając dokonany przez Leszka Kołakowskiego podział filozofii na zakresową i funkcjonalną na refleksję o sztuce, Jarecka stwierdza: „Nie można być ortodoksyjnym funkcjonalistą, ale można za to być funkcjonalistą upartym, uporczywym, wręcz nie​znośnym. Takim właśnie artystą jest Oskar Dawicki”. Swoją tezę argumentuje, podając szereg cech jego twórczości: „Jest nieprzewidywalny jeśli chodzi o zakres podejmowanych tematów, niedefiniowalny co do metody. Gdziekolwiek się pojawia, wszelka zakresowość zostaje podważona”. Następnie Jarecka opisuje i analizuje performanse, instalacje, notatki i filmy Dawickiego, wskazując na podstawowe tematy jego twórczości, takie jak: wspólnota, zakłócenie, determinujący działanie artysty mechanizm ekonomiczny i ideologiczny.

Zajmująca zabawa w mieszanie fikcji z rzeczywistością. Z Oskarem Dawickim rozmawia Piotr Kosiewski

Dawicki opowiadając o pracy nad Performerem stwierdza, że film jest najlepszym narzędziem modelowania rzeczywistości. Następnie tłumaczy swój stosunek do sztuki neoawangardowej, mówiąc, że najbardziej interesuje go w niej lifestylowa kwestia wolności za żelazną kurtyną. Opowiadając o swojej edukacji i zainteresowaniu performansem, Dawicki podkreśla wpływ, jaki miał na niego miał Zbigniew Warpechowski. Artysta definiuje też swoją relację z instytucjami artystycznymi i kuratorami. Głównym tematem rozmowy jest jednak proces mieszania fikcji i rzeczywistości, w ramach którego Dawicki uczynił sam siebie obiektem twórczości. „Staram się myśleć, że moja sytuacja jest bardziej zabawna niż przera​żająca” – podsumowuje. 
PERFORMATYWNOŚĆ NEGATYWNA

Joanna Jopek: Praktyka porażki. Próby performatywności negatywnej

Jopek przygląda się obszarowi negatywności, jaki rozpościera się za teoriami performatywności, powołując się przy tym na „niską” teorię Judith Halberstam. Odwołania do rozmaitych praktyk artystycznych („performance” bez tytułu Oskara Dawickiego, Hello Joanny Rajkowskiej, Czapka niewidka Cezarego Bodzianowskiego) prowadzą autorkę do określenia perspektywy badawczej zwaną performatyką negatywną, w ramach której Jopek „wskazuje na lokalizację antypoli​tycznego, krytycznego potencjału przegrywania”. 
Judith Halberstam: Słaba teoria

Fragment książki The Queer Art of Failure Judith Halberstam. Autorka domaga się ponownej oceny dominują​cych standardów sukcesu i porażki. Badaczka wskazuje więc na potencjał porażki pojmowanej jako wynik działania osadzonego poza mainstreamem. Omawiając pod tym kątem funkcjonowanie uniwersytetów, Halberstam opowiada się za postulatem Michaela Foucaulta, by „wrócić do kwe​stii, które tylko pozornie zdają się znane i rozwiązane”. W jej książce „przybiera to formę zaangażowania się w «sprzeczne z logiką» typy wiedzy, docenienie porażki i głupoty”. Halberstam opowiada się więc za „słabą teorią”, na którą dowodów szuka w dziedzinie kultury popularnej (analizuje przede wszystkim filmy animowane), w relacji z queerowymi sposobami życia, gender i seksualnością.

Bojana Kunst: Jak czas może wywłaszczać: o trwaniu i ruchu we współczesnym performansie

Opisując performans Ballettikka Stattika Igora Štromajera i Brane Zormana oraz NVSBL, performans taneczny Eszter Salamon, Bojana Kunst analizuje sytuacje, w których trwanie wiąże się z wywłaszczeniem podmiotu. Opisane przez nią działania artystyczne stawiają pod znakiem zapytania nasze poczucie organizacji czasowej, odzwierciedlają zmienną dynamikę współczesnego doświadczenia czasu, tematyzują ekonomiczną relację między czasem inwestycji a czasem konsumpcji lub doprowadzają do redundancji czasu, w wyniku której trwanie nie stymuluje naszej uwagi. Kunst stawia więc tezę, że trwanie może być subwersywne kulturowo, ponieważ „ujawnia, jak głęboko nasze wewnętrzne poczucie czasu jest konstruowane społecznie i warunkowane ekonomicznie”.
Konrad Wojnowski: Performatywność katastrof: WTC

Autor stawia tezę, że dwa i pół tysiąca lat po Ajschylosie nadal staramy się rozumieć i przedstawiać katastrofę w kategoriach dramatu i typowych dla niego bohaterów; tworzymy spójne opowieści o katastrofach, podzielone na akty, oparte o ścisłe rygory formalne, czyniąc katastrofy naturalne zjawiskami ludzkimi (humanistycznymi). Autor próbuje spojrzeć na tak rozumianą teatralizację katastrofy przy użyciu teorii performatywności i dzięki niej zamazać granicę pomiędzy tym, co w katastrofie naturalne, a tym, co ściśle ludzkie. W tak zarysowanych metodologicznie ramach poddaje analizie katastrofę, z której uczyniono pierwszą wielką tragedię XXI wieku, czyli atak terrorystyczny na World Trade Center. 

TEATR I HISTORIA

Marcin Kościelniak: Żenujące performanse przegranych. Przeciw-historie teatru zaangażowanego

Autor zajmuje się projektami teatralnych przeciw-historii w najnowszym polskim teatrze. Omawia trzy projekty (Pawła Demirskiego i Moniki Strzępki, Jolanty Janiczak i Wiktora Rubina oraz Marcina Cecko i Krzysztofa Garbaczewskiego). Zakreślając ich ramy, prezentowane w nich metody i strategie, autor pyta o wyłaniające się z nich ekspresje podmiotowości, wyodrębniając trzy modele scenicznego pisarstwa przeciw-historycznego. Zdaniem autora „sceniczne projekty przeciw-historii w sposób najbardziej przenikliwy realizują dziś postulat sztuki zaangażowanej i tworzą najciekawszy, najbardziej żywiołowy nurt w polskim teatrze”. 

Monika Świerkosz: W meandrach genealogii narodowych

Recenzja spektaklu Poczet królów polskich zrealizowanego przez Krzysztofa Garbaczewskiego w Starym Teatrze w Krakowie (prem.: 23.03.2013). Świerkosz odwołuje się do kontekstu powstania i późniejszego funkcjonowania cyklu portretów królów autorstwa Jana Matejki, do którego nawiązują twórcy spektaklu. Opisawszy fabułę i formę spektaklu, autorka stwierdza, że Poczet królów polskich nie jest kolejnym spektaklem o „duszy polskiej”. Opowiada raczej o przymusie wytwarzania genealogicznych ciągłości, które legitymizują dostęp do władzy. Przedstawienie to jest więc, zdaniem autorki, prześmiewczym dialogiem z narodową tradycją przedstawiania władzy. 

Katarzyna Lemańska: Tylko dla widzów dorosłych

W Carycy Katarzynie (Teatr im. Stefana Żeromskiego w Kielcach, prem.: 13.04.2013) Wiktora Rubina i Jolanty Janiczak narracja historyczna o Katarzynie II stanowi pretekst do refleksji nad cielesnością i seksualnością uwikłaną w sieć politycznych znaczeń. Spektakl prowadzony jest z perspektywy tytułowej bohaterki, formułującej własny język i poddającej refleksji swoją cielesność. Autorka krytykuje niekonsekwencję twórców, którzy w zakończeniu oddają głos bohaterowi męskiemu, a dramaturgię spektaklu (budowanego na fragmentarycznej, osobistej historii carycy) opierają ostatecznie na chronologii zdarzeń – od objęcia tronu przez carycę do decyzji o rozbiorze Polski. Odautorska interpretacja życiorysu carycy według Janiczak staje się tym samym „elementem tradycyjnych mechanizmów historycyzujących”.

GRZEGORZEWSKI

Moja przestrzeń, moje miejsca, mój teatr

Zapis sympozjum Jerzy Grzegorzewski i jego teatr, które odbyło się 17–18 marca 1995 roku w Ośrodku Badań Twórczości Jerzego Grotowskiego i Poszukiwań Teatralno‑Kulturowych we Wrocławiu. Jak zaznacza we wstępie Maryla Zielińska, która opracowała ten materiał, jest to „jedyne tego typu spotkanie, w którym wziął udział Jerzy Grzegorzewski, a już z pewnością tak otwarcie mówił o sobie”. Punktem wyjścia jest jego dyrekcja w Teatrze Polskim we Wrocławiu: reżyser zarówno opisuje pracę artystyczną, jak i podejmuje kwestie instytucjonalnego funkcjonowania teatru w latach siedemdziesiątych. Reżyser opowiada również o swoim debiucie teatralnym w teatrze studenckim, o pracy za granicą, o swojej relacji z Tadeuszem Różewiczem, opisuje projekt nagrania filmu na podstawie Operetki Gombrowicza oraz przedstawia swój stosunek do krytyki teatralnej. 
GRUPO CORPO

Anna Bajor-Ciciliati: Grupo Corpo – ciało w stanie czystym 

Autorka przedstawia genezę i rozwój założonego przez Rodrigo Pederneirasa brazylijskiego, teatralno-tanecznego zespołu Grupo Corpo. Bajor-Ciciliati omawiając każdy ze stworzonych przez grupę spektakli, sytuuje je na tle szerszego kontekstu kultury brazylijskiej, wskazując na innowacyjność i formalną radykalność ich dzieł. To właśnie w ich spektaklach po raz pierwszy w lokalnej historii tańca styl klasyczny przełamany został elementami kultury popularnej, a specyficznie brazylijska, nasycona erotyzmem mowa ciała zyskała znaczenie pierwszoplanowe. Opis przedstawień uzmysławia, że w dorobku kompanii znaleźć można wszystkie elementy brazylijskiego imaginarium, dlatego zdaniem autorki czyniąc narodowy styl ekspresji głównym źródłem swej artystycznej inspiracji, Pederneiras zdefiniował brazylijską tożsamość w kontekście tańca współczesnego.

Eliane Robert Moraes: Mechanika liryczna ciała

Autor próbuje pokrótce scharakteryzować główne cechy choreograficznego stylu Grupo Corpo, której liderem i twórcą jest Rodrigo Pederneiras. Ich taniec jest przeciwieństwem efektownych, dynamicznych akrobacji, skupia się raczej na przywiązaniu ciała tancerza „do ziemi” poprzez ustawienie jego punktu ciężkości w okolicach miednicy. Jednak ruch tancerza stawia tej „tłamszącej” sile ciążenia nieustanny opór, budując twórcze napięcie z utrzymywanego subtelnie punktu równowagi między ruchem wyprowadzonym ze środka ciała a prawem ciążenia. Tanecznemu stylowi grupy bliżej jest do zachowań codziennych i niskich, związanych z teatrem ulicznym, niż „tradycyjnym” tańcem, zwłaszcza tym kojarzonym z baletem klasycznym. 

Marta Rita Kehl: Gałganki z chmur

Autorka uważa, że nadrzędnym czynnikiem organizującym taneczne spektakle grupy Grupo Corpo jest rytm. Od zagadnienia rytmu autorka prowadzi dwie linie analizy: jedną eksplorującą „brazylijski” charakter twórczości grupy, drugą prowadzącą do obecnego w ich pracach motywu seksualności. Te badane za pomocą psychoanalizy drogi splatają się w procesie sublimacji, gdyż to właśnie skomercjalizowana i niemal wszechobecna w brazylijskim społeczeństwie seksualność zostaje, zdaniem autorki, w spektaklach grupy okiełznana i poddana sublimacji w tańcu.

Marco Giannotti: Refleksje nad ciałem i przestrzenią 

Autor interpretuje spektakle Grupo Corpo pod kątem artystycznego kreowania rozwiązań przestrzennych oraz integracji przestrzeni z ruchem żywych ciał aktorów. Zdaniem Giannottiego te dwa czynniki w ich spektaklach oparte są na twórczym połączeniu idei neoklasycyzmu z konceptami barokowymi. W spektaklu Benguelê? klasyczna koncepcja linearna, choć niezbywalna, zdaje się zarazem wskazywać na nową wizję przestrzeni. Z kolei przedstawienie O Corpo, zdaniem autora, pyta o to, czy można dostosować styl neoklasyczny do sprzeczności czasów współczesnych, czy można odnaleźć idealny gest w pokawałkowanym świecie? 

TEATRMUZYCZNY

Katarzyna Fazan: Barbara Wysocka – aktorskie odbicie fortepianu. Studium scenicznego kaprysu Michała Zadary

Tekst o projekcie Michała Zadary Chopin bez fortepianu (Agencja Artystyczna GAP, prem.: 23.03.2013 w Teatrze im. J. Słowackiego w Krakowie), w którym w Chopinowskich koncertach e‑moll op. 11 i f‑moll op. 21 partię fortepianu zastąpił tekst wypowiadany przez Barbarę Wysocką. Fazan opisuje imponującą i precyzyjną ekspresję Wysockiej, zaznacza też wielowymiarowość scenariusza, w którym wykład teoretyczny i muzykologiczny zakorzenia się w doświadczeniu, a przez wprowadzenie tematów wywiedzionych z życia Chopina staje się sceniczną biografią artysty, zderzoną z kolei z perspektywą narodową i kulturową. Spektakl zawiera też elementy manifestu dążącego do odkłamania popularnej recepcji romantycznego artysty. 
Agata Łuksza: Chór Broniewskim podszyty
Recenzja spektaklu Requiemmaszyna na podstawie tekstów Władysława Broniewskiego w reżyserii Marty Górnickiej (Instytut Teatralny w Warszawie, prem.: 24.03.2013). Górnicka tym razem wykorzystuje artystyczną formułę chóru do podjęcia krytycznej refleksji nad neoliberalnym modelem pracy, opartym na strategiach przemieniających nas w „armię robotników/ robotów”. Łuksza porównuje nowy spektakl z poprzednimi pracami Górnickiej (Tu mówi chór i Magnificat) stwierdzając, że Chór Kobiet został w nim zastąpiony chórem „męskim”, uobecniającym męskość w kryzysie. Zauważa jednak, że siła chóru osłabła. Najważniejszą, jej zdaniem, przyczyną tej słabości jest dominująca rola teksów i postaci Broniewskiego i spowodowane tym zepchnięcie podmiotu zbiorowego na drugi plan. 
„I Sing the Body Electric”. Z Martą Górnicką rozmawia Justyna Stasiowska

Marta Górnicka mówi o swojej koncepcji tworzonego przez indywidua chóru w Chórze Kobiet oraz Requiemmaszynie. Charakteryzuje stosowany w jej spektaklach język jako wyczyszczoną z psychologizmu mowę przypominającą brzmienie komputera czy maszyny. Reżyserka opowiada o procesie tworzenia chóru oraz pracy nad wykreowaniem nowego aktora/performera poprzez prowadzony na próbach trening. Górnicka mówi również o procesie powstawania librett do jej spektakli, podkreślając, że dramaturgia zawsze wynika z podjętego przez nią tematu. Zaznacza kilkukrotnie, że rozmontowywanie języka w jej spektaklach ma przede wszystkim uruchamiać wymiar krytyczny.

Tomasz Biernacki: Bernhard Lang – Teatr Powtórzeń

Autor omawia twórczość austriackiego kompozytora Bernharda Langa w kontekście estetycznej myśli Gilles’a Deleuze’a. W swoim pierwszym dziele muzyczno-teatralnym Theater der Wiederholungen (Teatr Powtórzeń, 2002), Lang starał się dosłownie przełożyć na medium muzyczne wielowątkowość i złożoność pojęć Różnicy i Powtórzenia. Lang za Deleuzem przeciwstawia teatrowi powtórzeń – teatr przedstawienia, generujący dychotomiczne podziały na to, co idealne, i to, co niedoskonałe, imitujące. Lang kieruje się więc przekonaniem, że „to, co istnieje to tylko wszechogarniająca Różnica, która jest podstawową zasadą bytu i kolejne powtórzenia owej różnicującej zasady, generujące kolejne Różnice”. 

JELINEK

Marcin Bogucki: Terapia szokowa

Tekst o spektaklu Podróż zimowa w reżyserii Mai Kleczewskiej (Teatr Polski w Bydgoszczy – prem.: 23.04.2013, Teatr Powszechny w Łodzi – prem.: 23.03.2013). Bogucki zwraca uwagę, że Kleczewska i Łukasz Chotkowski (dramaturg), postrzegają Jelinek jako „intelektualną terrorystkę”, dlatego pomijają zupełnie ironię i komizm jej tekstu, a koncentrują się jedynie na powadze, a nawet patosie oskarżenia. Służy temu zarówno aktorstwo, które Bogucki określa jako spastykowanie, groteskowe kostiumy zwierząt i maski deformujące twarze, jak i niewielka, otoczona lustrami przestrzeń determinująca bliski kontakt widzów i „atakujących” ich swoją cielesnością aktorów. Z tego powodu „reakcją na przedstawiony przez Kleczewską chory świat jest chyba raczej wycofanie niż zaangażowanie, identyfikacja”.
Karolina Bikont: Nieżyte życie

24 kwietnia 2013 roku, podczas konferencji w Teatrze Polskim w Bydgoszczy Karolina Bikont, tłumaczka Podróży zimowej Elfriede Jelinek, mówiła o swoim zaangażowaniu w proces powstawania spektaklu. Nawet jeśli jakieś fragmenty tekstu nie weszły do przedstawienia, to funkcjonowały na poziomie metatekstowym (gdzie słowo zostało bezpowrotnie stracone w przekładzie, ale istnieje w pamięci tłumacza, dramaturga i reżysera), przez co tekst był cały czas żywy. Tłumaczka zachęca, aby nie robić z interpretacji Jelinek teorii naukowych, bo jej teksty „należy przede wszystkim wpuścić w siebie i trawić możliwie jak najdłużej”. To lektura oparta na medytacji pozwala lepiej zrozumieć (zarówno czytelnikom, jak i twórcom spektaklu) teksty niemieckiej autorki.

REPERTUAR

Agnieszka Rataj: Informacja – i co teraz?

Recenzja spektaklu dyplomowego studentów wrocławskiej filii PWST Love & Information wyreżyserowanego przez Monikę Strzępkę (prem.: 23.03.2013). Rataj opisuje strukturę tekstu, który przy wnikliwej lekturze okazuje się sieciową mapą „odzwiercie​dlającą codzienny proces surfowania w sieci”. Zarówno w dramacie, jak i w spektaklu zostają sportretowani ludzie, dla których procesy przekazywania informacji, pamiętania i powielania stały się podstawą życia. Autorka podkreśla jednak, że w centrum spektaklu znajdują się aktorzy, którzy świetnie poradzili sobie z trudnym zadaniem „wpisania w przezroczysty tekst Churchill konkretu, odczytania go przez własną wrażliwość, dopowie​dzenia tego, co poza słowami”. 
Paweł Schreiber: Machinacje

Recenzja Szalonej lokomotywy. Opery dramatycznej według tekstu Stanisława Witkacego w reżyserii Michała Zadary (Teatr Polski w Bydgoszczy, prem.: 13.04.2013). Schreiber stwierdza, że spektakl Zadary został zdominowany przez maszyny: kolejkę elektryczną, kamery i ekrany, bramki magnetyczne. „Nie chodzi tu tylko o sugestię, że za spektaklem kryje się maszy​na, tylko o zbudowanie spektaklu, który byłby maszyną” – pisze. Spektakl jest więc udanym eksperymentem formalnym. Na poziomie tematycznym wydaje się jednak anachroniczny, ponieważ Zadara nie aktualizuje tekstu Witkacego, w którym symbolem cywilizacji jest lokomotywa parowa. 

Katarzyna Waligóra: Morrison post mortem

Recenzja spektaklu Morrison/Śmiercisyn w reżyserii Pawła Passiniego (Opolski Teatr Lalki i Aktora, prem.: 23.02.2013). Spektakl zaczyna się w momencie śmierci Jima Morrisona. Autorzy nie wprowadzają widzów w szczegóły biografii wokalisty The Doors, choć cały czas do niej nawiązują. Obok postaci i wątków autentycznych pojawiają się jednak liczne nawiązania intertekstualne. Główną cechą przedstawienia, które „krąży wokół sprzecz​nych pragnień i rojeń bohaterów”, jest nadmiar. I mimo, że nie wszystkie elementy inscenizacji są równie udane, to według Waligóry, spektakl Passiniego nie pozostawia widza obojętnym. 
Karolina Leszczyńska: La Belle Époque w telegraficznym skrócie

Recenzja spektaklu według tekstu Tadeusza Słobodzianka Młody Stalin. Prawdopodobna historia w siedmiu obrazach (Teatr Dramatyczny w Warszawie, prem.: 6.04.2013) w reżyserii Ondreja Spišáka. Autorka pisze, że twórcom spektaklu nie udało się powiedzieć nic nowego ani na temat Stalina, ani na temat totalitaryzmu. Bohater niknie bowiem w nadmiernie szerokim kontekście historyczno-kulturowym. Nadmiar kontekstów nie zostaje zniwelowany wiążącą epizody myślą. Tło historyczne i ideowe rodzącego się bolszewizmu potraktowane zostaje hasłowo, a postaci są mocno stypizowane. Spektakl operuje stereotypowymi, zakodowanymi w zbiorowej podświadomości obrazami. 

ZAGRANICA

Friederike Felbeck: Medale, krew i milczenie

Recenzja spektaklu Wojna nie ma w sobie nic z kobiety na podstawie reportażu Swietłany Aleksiejewicz, który Michał Borczuch wyreżyserował w Düsseldorfer Schauspielhaus (prem.: 21.12.2012). Felbeck zauważa, że spektakl prezentujący doświadczenia kobiet walczących w Armii Czerwonej stał się pretekstem do dyskusji na temat specyfiki wojennej codzienności zapamiętanej przez kobiety. Borczuch wprowadził do spektaklu postać kobiety, która z alter ego autorki stopniowo przemienia się w terapeutkę. Scenariusz pomija najbardziej drastyczne fragmenty powieści, spektakl koncentruje się bowiem „na procesie, w którym wspomnienia odsłaniane są po dekadach milczenia”. 
Piotr Kosiewski: Mężczyźni bez ubrań 

Wiedeńska wystawa Nackte Männer von 1800 bis heute w Leopold Museum (19.10–3.03.2013) poświęcona jest tradycji przestawiania aktu męskiego w sztuce od końca XVIII wieku do współczesności. Autor zgadza się z kuratorami wystawy (Tobias G. Natter, Elisabeth Leopold), że za pomocą historii aktu można mówić o sposobach konstruowania tożsamości w kontekście przemian ideologicznych. Kuratorom wystawy udało się więc pokazać, że „ciało też jest kostiumem”, a co za tym idzie nagość nie odsłania wcale tego, co skrywane. 
FESTIWALE 
Maryla Zielińska: NIET! NIET! NIET!

Maryla Zielińska opisuje festiwal Russian Case 2013 czyli przegląd najlepszych przedstawień rosyjskich minionego sezonu. Najciekawszy, zdaniem autorki, nurt przeglądu pokazywał dialog teatru z ojczystą historią, literaturą i tożsamością. Spektakle takie jak Uzbek Tałagata Batałowa czy Król Lear. Komedia petersburskiej grupy Prijut Komedianta potrafiły nawiązać subtelny, ale dotkliwy dialog z przeszłością, prezentując przewrotny i nieoczywisty obraz rosyjskiej tradycji. Z kolei nurt opowiadający o teraźniejszości prezentowały spektakle odwołujące się do formuły teatru dokumentalnego. 

Natalia Jakubowa: Złota Maska 2013. Podróż z „Roku, w którym się nie urodziłem” do „teraz, właśnie teraz”

Autorka krytykuje kategorie, na które podzielone zostały spektakle konkursowe prezentowane podczas festiwalu Złota Maska 2013. Brak wyraźniej zasady udowadnia, opisując poszczególne przedstawienia. W obrębie „dużej formy”: Sztuka bez tytułu Czechowa w reżyserii Jewgienija Marcellego, Rok, w którym się nie urodziłem Konstantina Bogomołowa, w ramach „małej formy”: Sierpień. Hrabstwo Osage w reżyserii Marata Gacałowa, Konstantina Bogomołowa Król Lear. Komedia, Głupcy z prowincji Michaiła Byczkowa oraz spektakl Teatr.doc Dwóch w twoim domu, a w nurcie „eksperymentalnym”: Uzbek Tałgata Batałowa oraz Historia żołnierza w choreografii Guya Weizmana i Roniego Havera. 

Aleksandra Konopko: Osobne powiązania

Relacja z cyklu Monosytuacje zorganizowanego przez Instytut im. Jerzego Grotowskiego we Wrocławiu między 1 lutego a 16 marca 2013 roku. Szczególne miejsce zajęły przedstawienia teatru fizycznego, w obrębie którego sytuują się trzy produkcje Studia Matejka: Alexandry Kazazou Charmolypi, Gemy Galiany The Woman Decomposed oraz wyreżyserowany przez Mateja Matejkę Awkward Happiness or Everything I Don’t Remember About Meeting You. Na przeciwległym biegunie sytuuje się szczegółowo opisany przez Konopko spektakl multimedialny Janka Turkowskiego – Margarete. 

Olga Katafiasz: Zabawmy się

Relacja z Dnia Berlińskiego na festiwalu Kontrapunkt. Katafiasz recenzuje dwa spektakle: Notizen aus der Küche Rodrigo Garcii w realizacji Patricka Wengenrotha i Sklaven. Einakter von Georges Courteline aus de Hölle der bürgerlichen Freiheit w reżyserii Andreasa Kriegenburga. Autorka krytycznie ocenia spektakle, stwierdzając, że choć odwo​łują się one „do innych potrzeb odbiorczych i widzów o różnej wrażliwości, w gruncie rzeczy wypełniają podobne zadanie: eleganckiej, mieszczańskiej i bezpiecznej w swojej konwencjo​nalności rozrywki”. 
FISCHER-LICHTE

Erika Fischer-Lichte: Teatrologia – czym jest i po co ją studiować?
Autorka przestawia historię powstania i rozwoju teatrologii jako nauki o przedstawieniach wpisując ją w cały szereg przemian kulturowych, które zaszły na początku XX wieku. Przywołuje również definicje przedstawienia oraz teatralności prezentując między innymi teorie Maxa Herrmanna, Edwarda Gordona Craiga, Richarda Schechnera, Mikołaja Jewreinowa. Fischer-Lichte charakteryzuje też proces analizy przedstawienia teatralnego oraz możliwości i sposoby badania historii teatru. Odpowiadając na drugie z zadanych w tytule pytań twierdzi: „Badając przedstawienia artystyczne z różnych punktów widzenia i stawiając im rozmaite pytania, [teatrologia] pozwala zatem opisać […] teatr ludzkiego życia”.

Joanna Walaszek: Uczyć się od mistrza 
Joanna Walaszek omawiając najnowszą, przetłumaczoną na język polski pracę Eriki Fischer-Lichte Teatr i teatrologia. Podstawowe pytania (Instytut im. Jerzego Grotowskiego, Wrocław 2012) zwraca uwagę na to, że nie jest ona tradycyjnie rozumianym akademickim podręcznikiem. Jej celem nie jest gromadzenie i systematyzacja wiedzy o teatrze i teatrologii, nie przedstawia ona również analizy podstawowych wyznaczników teatralnego dzieła. Jest ona podręcznikiem autorskim, w którym Fischer-Lichte dzieli się swoją wiedzą, doświadczeniami teatralnymi i pedagogicznymi. 

TEATR W KSIĄŻKACH

Monika Pasiecznik: Dramaturgia muzyki

Recenzja książki Łukasza Grabusia Formy śmiercionośne. Kilka strategii dramaturgicznych we współczesnej operze (Księgarnia Akademicka, Kraków 2012). Pasiecznik pisze, że omawiana przez nią publikacja „Szczegółowo kreśli kontekst rozwoju nowatorskich form muzyczno-teatralnych w XX wieku”. Grabuś wprowadza również nieznane w Polsce pojęcie dramaturgii muzyki, które „obejmuje wszelkie fenomeny akustyczne, wizualne, muzyczne, retoryczne, plastyczne i dynamiczne spektaklu”. Tytułowa śmiercionośność opery odnosi się natomiast do kategorii negatywności, w ramach której interesujące staje się to, co utajone, marginalizowane, niedostrzegane. 
Marta Uszyńska: William „Koło ratunkowe” Szekspir
Recenzja książki Olgi Katafiasz Shakespeare i kino. Strategie adaptacyjne i ich konteksty społeczno-kulturowe (PWST, Kraków 2012). Autorka zwraca uwagę na oryginalność założeń oraz metod (bo jest ich tyle, ile analizowanych filmów) badawczych Katafiasz, która analizuje filmy wchodzące w szczególny dialog z dziełem Szekspira. Jej kompasem są intuicje Harolda Blooma i Petera Brooka dotyczące zjawiska Szekspirowskiej „energii”. Uszyńska koncentruje się na, jej zdaniem, najciekawszych rozdziałach: pierwszym (dotyczącym Snu nocy letniej Maksa Reinhardta i Williama Dieterle z 1935) oraz ostatnim (omawiającym dwie wersje komedii Być albo nie być – Ernsta Lubitscha z 1941 i Alana Johnsona z 1983 roku). 
Katarzyna Fazan: Siedem pomysłów na przestrzeń

Katarzyna Fazan charakteryzując książkę Davida Wilesa Krótka historia przestrzeni teatralnych (Wydawnictwo Naukowe PWN, Warszawa 2012) pisze, że autor łączy ujęcie badacza zajmującego się przeszłością teatru z nowoczesnymi narzędziami metodologicznymi oraz doświadczeniami uczestnika różnych wydarzeń scenicznych i performatywnych. Wiles uważa, że formy przestrzeni nie obumierają, tylko ewoluują. Przy czym formy topografii i charakter architektury są dla niego następstwem wyborów najpierw społeczno-politycznych, a dopiero potem estetycznych. 

