W najnowszym, 112 numerze Gazety Teatralnej „Didaskalia”, polecamy:

JAROCKI

Beata Guczalska: Rzeźbiarz znaczeń 

Beata Guczalska przygląda się zarejestrowanym na trzech filmach dokumentalnych próbach Jerzego Jarockiego do jednych z jego najwybitniejszych przedstawień: Ślubu ze Starego Teatru (prem.: 20 IV 1990) oraz Pułapki i Kasi z Heilbronnu z Teatru Polskiego we Wrocławiu (prem. kolejno: 30 V 1992; 30 XI 1994). Autorka opisuje rozmaite sposoby, dzięki którym Jarocki potrafił w potocznej wymianie zdań lub prostym przejściu przez scenę zawrzeć manifest filozofii życia, skrywane obsesje oraz determinację bohaterów. Jarocki w pracy z aktorem dawał nowe tropy, dążył do zagęszczenia i pogłębienia scenicznego przekazu, aktor zaś podejmował wysiłki, by te wskazówki i tropy przepuścić przez własny psychofizyczny aparat i przemienić na język fizycznych znaków. Relację Jarockiego z aktorem Guczalska określa jako alchemiczny tandem: jeden dorzuca składniki, drugi umiejętnie przetapia je w nowy kruszec.

Maryla Zielińska: Wspomnienie wspomnień

Maryla Zielińska we wstępie do wywiadów z Jerzym Jarockim zwraca uwagę na ambiwalentny stosunek Jarockiego do prywatnych wspomnień. Reżyser, który chętnie angażował się w dokumentację życiopisania innych artystów, sam świadectw sobie nie poświęcił wiele świadectw.
Łażę za tobą ciągle i się przypatruję. Z Jerzym Jarockim rozmawia Maryla Zielińska 

Niepublikowana do tej pory rozmowa przeprowadzona podczas pracy nad Grzebaniem – spektaklem płynnie łączącym życie i twórczość S.I. Witkiewicza. Jerzy Jarocki opowiada o trwającej niemal całe życie fascynacji twórczością tego autora, o kolejnych próbach wystawiania dramatów Witkiewicza, w których starał się łączyć politycznego ducha z 
antynaturalistyczną zasadą estetyczną.  Mówi także o wpływie, jaki na sposób widzenia i interpretacji twórczości Witkiewicza miały dla niego kolejne ujawniane fakty z jego życia. 
Tworząc, pisać historię kraju. Z Jerzym Jarockim rozmawia Maryla Zielińska 

W rozmowie, która odbyła się po spektaklu Historia PRL-u według Mrożka, Jerzy Jarocki opowiada o długoletniej fascynacji twórczością przebywającego od 1963 roku na emigracji pisarza. Zauważa, że Mrożkowi udało się z dystansu uchwycić mechanizmy rządzące życiem społecznym i politycznym w Polsce Ludowej. Jarocki opowiada również o swoim własnym stosunku do PRL-u, dorastaniu w powojennej Polsce oraz wyjeździe i pobycie w Moskwie podczas podjętych tam studiów reżyserskich. 

Anna Stafiej: Co jest w „Węzłowisku”?

Refleksja Anny Stafiej o Węzłowisku – ostatnim scenariuszu przedstawienia, nad którym pracował Jerzy Jarocki. Autorka w krótkich epizodach opisuje założenia spektaklu, który miał powstać w Teatrze Narodowym w Warszawie. Scenariusz urywa się zdaniem, że zakończenie trzeba jeszcze wymyślić – jednak bez Jerzego Jarockiego domknięcie to jest niemożliwe. Węzłowisko przejdzie więc do historii teatru jako projekt niedokończony.

Glossy do „Węzłowiska”. Ze Stanisławem Radwanem rozmawia Anna Stafiej

Rozmowa Anna Stafiej ze Stanisławem Radwanem dotyczy scenariusza Węzłowiska Jerzego Jarockiego. Kompozytor opowiada o szczegółach pracy nad tekstem – od momentu gromadzenia materiału, przez budowę postaci i kompozycję epizodów, aż do detali dotyczących scenografii i rozdzielenia ról pomiędzy aktorów. Zdaniem Radwana, Węzłowisko nie zostanie adaptowane na scenę. To scenariusz jeszcze niedopracowany, pozbawiony zakończenia – mógłby dopisać je jedynie autor. Jarocki miał taki zamiar, ale dopiero na etapie prób z aktorami na scenie Teatru Narodowego.
Anna R. Burzyńska: Sztuką – na jedną chwilę
Anna R. Burzyńska pisze o kluczowych spektaklach Jerzego Jarockiego stanowiących jego pożegnanie z ulubionymi pisarzami: Gombrowiczem, Różewiczem, Mrożkiem. W niezrealizowanym scenariuszu Węzłowiska widać osobiste preferencje reżysera w doborze 
bohaterów. Obok Meyerholda, Stanisławskiego, Majakowskiego, Malewicza, Żeromskiego, Osterwy i Limanowskiego, Jarocki rozlicza się także z Witkacym. 

PRZECIW-HISTORIE
Małgorzata Dziewulska: Ukryte / odkryte. Gry pamięcią w teatrze obiecanym

Małgorzata Dziewulska śledzi strategie promocyjne teatrów oraz dyskurs medialny towarzyszące dwóm, oddalonym od siebie w czasie, premierom: Snu o Bezgrzesznej Jerzego Jarockiego z 1979 roku oraz (A)pollonii Krzysztofa Warlikowskiego z 2009 roku. Jarocki zapowiadał przedstawienie „o odzyskaniu niepodległości”, Warlikowski – „narodowe misterium”, co doprowadziło do rozbieżności między oczekiwaniami publiczności a faktycznym kształtem i tematem spektaklu, wpłynęło na treść recenzji, a w rezultacie – być może również – na sam spektakl. 

Krystyna Duniec, Joanna Krakowska: Soc, sex i historia 

Tytuł artykułu odsyła do przestrzeni władzy, konfliktu i antagonizmu, które wprowadziły polityczność do literatury, teatru i sztuk wizualnych. Autorki interesuje, na ile polityczność „socu”, „seksu” i polityka historyczna w sztuce są zdolne do wpływania na rzeczywistość i przekształcania świadomości społecznej. Ich zdaniem to zwrot indywidualistyczny, zapoczątkowany w latach dziewięćdziesiątych w teatrze „drugiego rodzaju”, okazał się najradykalniejszą strategią: „Potencjał polityczny tkwi więc dalej w uprzywilejowywaniu podmiotowości indywidualnej”.

Grzegorz Niziołek: Resentyment jako eksperyment

Autor analizuje pojęcie resentymentu – do tej pory pojmowane negatywnie, obciążone 
normatyzującym i wykluczającym potencjałem, i proponuje, by spojrzeć na nie z innej strony.
Niziołek przeciwstawia sztukę niepamięci, uprawianą przez Warlikowskiego w Oczyszczonych czy Lupę w Factory 2, sztuce wrażliwej na społeczne pokłady pamięci – np. spektaklom Grzegorzewskiego czy Klaty, jak również współczesnym polskim dramatom: Między nami dobrze jest Masłowskiej, Nocy Stasiuka, Sztukce dla dziecka i Niech żyje wojna!!! Pawła Demirskiego, Utworowi o Matce i Ojczyźnie Bożeny Umińskiej-Keff. Udowadnia, że w teatrze resentyment to prawdziwa siła twórcza.

MIASTO SNU

Joanna Wichowska: Mistrz zaprasza do konfesjonału
W recenzji Miasta snu w reżyserii Krystiana Lupy (TR Warszawa, prem.: 10 XI 2012) Joanna Wichowska stwierdza, że reżyser wraca do znanego z innych spektakli motywu utopijnego, peryferyjnego terytorium. Za sprawą zamieszkujących świat spektaklu „nieuleczalnych egotyków, których myśli i doświadczenia są […] nieprzekładalne na jakikolwiek znany, oswojony język” spektakl osuwa się w przepaść solipsyzmu. Spowodowana tym irytacja widzów była częściowo zamierzona i stematyzowana  w przedstawieniu: autorka dostrzega ogromny ładunek autoironiczny spektaklu, wybrzmiewający najsilniej w finale.

Arkadina z Arkadii. Z Marią Maj rozmawia Joanna Targoń

Rozmowa z aktorką, Marią Maj, o pracy nad realizacją Miasta snu w reżyserii Krystiana Lupy. Maj opowiada o kolejnych etapach nietypowej pracy z Lupą; o ile entuzjastycznie odnosi się do początkowych etapów prób – rozmów, improwizacji, „screen shotów” – o tyle z dystansem opowiada o procesie domykania spektaklu i formułowania reżyserskiej wypowiedzi. Maj, która była aktorką Krystiana Lupy na początku jego kariery, porównuje pracę z Lupą sprzed trzydziestu laty i dziś. 

Wardel. Z Igą Gańczarczyk rozmawia Waldemar Wasztyl

Iga Gańczarczyk opowiada o swojej pracy dramaturga podczas prób do Miasta snu w 
reżyserii Krystiana Lupy. Mówi o niezrealizowanym pomyśle stworzenia dwóch wersji przedstawienia – warszawskiej i krakowskiej oraz wyjawia, co z improwizacji i prywatnych relacji między aktorami zostało zawarte w ostatecznej wersji przedstawienia. Gańczarczyk wraca do początku prób, opowiada o pierwszych pomysłach, kierunkach poszukiwań, często w toku pracy zarzuconych. Wypowiada się również na temat polityczności, wątków psychoanalitycznych oraz relacji widzów i aktorów w tym spektaklu. 

Kazimierz Bardzik: Kilka myśli o „Mieście snu”

Kazimierz Bardzik, widz pierwszych spektakli Lupy, dzieli się wspomnieniami z pierwszej realizacji Miasta snu Krystiana Lupy (Stary Teatr, prem.: 1985). Przedstawienie to zapamiętał jako wciągający, metafizyczny rytuał, który swoją emocjonalną temperaturą i zmianą życiowego rytmu obejmował nie tylko aktorów, ale również widownię.  

KURATOR

Florian Malzacher: Przy całej przyjaźni. Kuratorowanie w sztukach performatywnych
Autor próbuje dookreślić pojęcie „kurator sztuki”: szkicuje jego historię w obrębie sztuk plastycznych, by przejść do kwestii roli kuratora w sztukach performatywnych, wskazując jednocześnie na odmienność jego sytuacji wynikającą ze specyfiki teatru i tańca. Proponuje też odpowiedzieć na pytanie, jak wygląda jego status oraz na czym polega jego praca np. w czasie budowania programów festiwali teatralnych. Podkreśla znaczenie kontekstualizacji dzieł performatyznych, i pisze, z jakimi wiąże się ona problemami i niebezpieczeństwami. Zwracając uwagę na to, jak ważną rolę pełnią programatorzy na rynku sztuki, decydując o widzialności poszczególnych artystów („kuratorować znaczy – jak pisze – wykluczać”), autor nie omija też kwestii ekonomicznych i moralnych.
To nie sen awangardy. Z Arturem Żmijewskim rozmawia Piotr Kosiewski

Wywiad z Arturem Żmijewskim dotyczy jego koncepcji kuratorskiej tegorocznego Biennale 
w Berlinie. Artysta opowiada o poszczególnych projektach, odpowiada na krytyczne zarzuty, omawia mechanizmy polityki społecznej w pracy kuratora. Zamiarem Żmijewskiego było użycie strategii artystycznej i pozycji kuratora do osiągania celów politycznych. Artysta deklaruje „radykalną lojalność wobec [tak pomyślanej] idei Biennale”, co zadecydowało o wykluczeniu pewnych prac z przeglądu.

Czas ruszyć poza miasto. Z Agatą Siwiak rozmawia Tomasz Kowalski. 

Agata Siwiak w rozmowie z Tomaszem Kowalskim opowiada o szczegółach swojego kuratorskiego projektu Wielkopolska: Rewolucje, w ramach którego artyści podejmowali pracę z lokalnymi społecznościami regionu. Za projektem stoi przekonanie o sile artystycznego przetwarzania społecznych mikrohistorii, wydobywania na światło dzienne rozmaitych z zewnątrz niedostrzegalnych, ale mających ogromne znaczenie dla lokalnych społeczności mikrorewolucji. Jak mówi Siwiak, jej rola w tym projekcie polegała na wykorzystaniu energii ludzi mieszkających poza dużymi ośrodkami miejskimi, którą miejscy kuratorzy ignorują, bo nie mają świadomości jej istnienia.

Agata Łuksza: O nich//o sobie samych
Autorka opisuje ideę cyklu RE//MIX realizowanego przez teatr komuna//warszawa. W ramach tego projektu współcześni twórcy realizują spektakle, w których na nowo interpretują dorobek, lub konkretne dzieła artystów teatru i tańca wpisujących się ramy utworzonego (i wciąż rozszerzanego) na potrzeby cyklu „kanonu”.  Przywołując opinię Lawrence’a Lessiga, Łuksza udowadnia, że RE//MIX-y są dziełami komplementarnymi wobec oryginału i  wpisują się w założenia teatru postdramatycznego. Przyglądając się zrealizowanym w tym cyklu spektaklom, autorka stwierdza, że założenie projektu najpełniej realizuje performans Ramony Nagabczyńskiej, która mierzy się z ikoną post modern dance – Trishą Brown.

Katarzyna Fazan: Akcje azjatyckie: hossa i bessa
Kuratorem tegorocznego Maltafestival  – Idiom: Akcje Azjatyckie /Asian Investmens 
(Poznań, 3-7 VII 2012) był Stefan Kaegi, twórca Rimini Protokoll. Zaproszeni przeze niego artyści i ich spektakle polemizowały ze stereotypami i przyzwyczajeniami kulturowymi proponując inne spojrzenie na Azję. Konsekwentny i spójny program skłaniał również do rewizji pojęcia festiwalowego wydarzenia jako imprezy prezentującej zatomizowane, autonomiczne spektakle. Wśród zaproszonych przedstawień autorka wyróżnia Elsewhere, Offshore. Part 1: Cue China Anta Hamptona, Pokrewnych Wojtka Ziemilskiego i Bodenprobe Kasachstan Rimini Protokoll.

GROTOWSKI

Agata Adamiecka-Sitek: Grotowski, kobiety i homoseksualiści

Autorka analizuje spektakl Jerzego Grotowskiego Apocalypsis cum figuris (Teatr Laboratorium we Wrocławiu, prem. I wersji: 19 VII 1968) w kontekście agonu płci. Wbrew kanonicznym interpretacjom, Adamiecka-Sitek przeprowadza analizę kobiecości i męskości w dziele Grotowskiego, unaoczniając swego rodzaju dramatyzację mizoginistycznego dyskursu psychoanalizy, a także męskiej homoseksualności i rodzaju erotyki mistycznej.

WIDZ

Gabriela Karolczak: O choreografowaniu empatii i neuronach lustrzanych

Gabriela Karolczak, wychodząc od rozważań nad książką Susan Leigh Foster Choreographying Empathy, próbuje spojrzeć na teorię i możliwości tanecznych widowisk poprzez koncepcje wypracowane przez neurobiologię i kognitywistykę. Pokazuje, w jaki sposób mechanizm neuronów lustrzanych może pomóc w stworzeniu wspólnej przestrzeni wykonawców i widzów; teoria ta wykorzystana w tańcu pomaga w wypracowaniu mechanizmów, które aktywowałyby te same rejony motoryczne kory mózgowej u obu stron.

MEDIA
Michał Krawczak: Programowanie interakcji: software i sztuki performatywne
Autor opisuje wzajemne powiązania pomiędzy sztuką performansu a technologią nowych 
mediów, zwłaszcza technik cyfrowych i wirtualnych. Sprzęgnięcie tych technologii ze sztuką autor nazywa softwarem spektaklu lub performansu i definiuje jako wszelkie oprogramowanie interaktywnie współuczestniczące w procesie kreowania dzieła sztuki. Dzięki tej nowej i coraz bardziej innowacyjnej relacji sztuki z nowymi mediami powstaje unikatowe doświadczenie odbiorcze, tworzone przez całkowicie odmienne niż do tej pory relacje na linii twórca-dzieło-odbiorca.

REPERTUAR

Aleksandra Kamińska: Wskrzeszanie pamięci
Spektakl Hotel Savoy według powieści Józefa Rotha w reżyserii Michała Zadary w Teatrze Nowym w Łodzi, którego premiera (15 X 2012) odbyła się podczas tegorocznego festiwalu Łódź Czterech Kultur 2012 – Generacje, jest częścią interdyscyplinarnego projektu poświęconemu Rothowi. Punktem wyjścia przedstawienia było motto powieści: „Hotel «Savoy» był jak świat”. Toczący się w całej przestrzeni zabytkowego hotelu spektakl to swoiste site specific, w ramach którego każdy widz wyposażony w mapę wytycza sobie własną trasę. W finale jednak hotelowy happening zamienia się w swoisty obrzęd Dziadów, łączący widzów z minioną epoką i żyjącymi w niej ludźmi.
Olga Katafiasz: Oswojone okrucieństwo
Titus Andronicus w reżyserii Jana Klaty to koprodukcja Teatru Polskiego we Wrocławiu (prem. 15 IX 2012) i Staatsschauspiel w Dreźnie (28 IX 2012), stąd wyraźna gra polsko-niemieckimi stereotypami. Według Katafiasz, znaki teatralne, których używa tu Klata, są proste, a momentami puste. Reżyser nie podważa bowiem stereotypów, którymi operuje. Zabrakło też prawdziwego konfliktu, który nadałby sens przedstawieniu.

Jakub Papuczys: Źle się dzieje na kolei (a nas to nic nie obchodzi) 

Papuczys recenzując najnowszy spektakl Moniki Strzępki i Pawła Demirskiego Firma zrealizowany w Teatrze Nowym w Poznaniu (prem.: 6 X 2012) zauważa, że twórcy kierują
 ostrze krytyki nie tylko na mechanizmy działania władzy, które doprowadziły do stopniowego upadku PKP, ale również na zwykłych ludzi jeżdżących pociągami: naszą uwagę kierują więc na działania oddolne, pojedyncze i jednostkowe, odbierając wygodne usprawiedliwienie dla społecznej bierności. Niestety, pomysły te giną w schematycznej i monotonnej fabule, opowiadającej historię zarządzających koleją ludzi.

Piotr Dobrowolski: Girl Power
Autor zauważa, że wystawiając swój własny tekst Tauryda. Apartado 679 (Teatr Współczesny w Szczecinie, prem.: 12 X 2012) Antonina Grzegorzewska nie tyle chciała zmierzyć się z antycznym mitem, co podporządkować jego potencjał sile jednostkowych przeżyć i doświadczeń tytułowej postaci. Spektakl przede wszystkim opowiada o nauce życia bez opieki rodziny, o zyskiwaniu dystansu do przeszłości i szacunku dla samej siebie jako zwykłej, skrzywdzonej i porzuconej kobiety, która chętnie ucieka w marzenia o małżeństwie i macierzyństwie. 

Aleksandra Wiśniewska: Akademia powstańcza
Autorka recenzuje spektakl w reżyserii Radosława Rychcika – Powstanie (prem.: 1 VIII 2012 w Muzeum Powstania Warszawskiego, 1 X 2012 w Teatrze Dramatycznym), wyprodukowany na rocznicę wybuchu powstania zgodnie z tradycją Muzeum. Reżyser przedstawia powstanie z perspektywy współczesnych młodych ludzi, którzy wiedzę o nim czerpią z przetworzonej popkultury czy sztampowego ujęcia w szkole. Trudno wyjść jednak twórcom poza ten uproszczony obraz.
Joanna Jopek: Dumanowski soundsystem - drama polska

Projekt radiowy Jana Klaty zrealizowany w dzień Święta Niepodległości na falach Radia Kraków to skupiona na fenomenie głosu inscenizacja sfery audio. Scenariusz, oparty na powieści Wita Szostaka Dumanowski, obraca się wokół zmistyfikowanego, sensacyjnie odnalezionego nagrania przemowy marszałka Piłsudskiego, w którym nakazuje on pamiętać o 
nieznanej współcześnie postaci Józafata Dumanowskiego. Historia wpisana w program radiowy, z zaproszonymi gośćmi oraz przerwami na wiadomości i pogodę, zamknięta jest w szkatułkowej formie, w której fikcja zderza sie z rzeczywistością wzajemnie się podważając. 

OPERA
Agnieszka Marszałek: Klucz do Manon
Mariusz Treliński reżyserując Manon Lescaut Giacomo Pucciniego (Teatr Wielki – Opera Narodowa, prem.: 25 X 2012) przeniósł akcję na stację metra a może miejskiej kolejki. Ubrani w nienaganne czarne garnitury bohaterowie to idealne wcielenia współczesnego człowieka: wszystko mają wykalkulowane, poruszają się jak zaprogramowane automaty, brak w nich jakichkolwiek głębszych uczuć czy emocji. Agnieszka Marszałek zastanawia się w swojej recenzji, kim w tym otoczeniu jest – w zamierzeniu Trelińskiego – tytułowa bohaterka. Manon co rusz zrzuca bowiem nakładaną przez otoczenie maskę, prowadzi przemyślną grę. 

ZAGRANICA

Katarzyna Lemańska: Festiwal niemotą podszyty

Katarzyna Lemańska recenzuje dwa spektakle prezentowane podczas Foreign Affairs – nowego festiwalu organizowanego w ramach Berliner Festspiele. Pierwszy spektakl to projekt belgijskiego kolektywu FC Bergman. W 300 el x 50 el x 30 el (prem.: 28 I 2011) nie pada ani jedno słowo, a środkiem artystycznego wyrazu jest obraz – teatralny i filmowy. Zdaniem autorki najciekawszym spektaklem tanecznym na festiwalu był Enfant w choreografii Borisa Charmatza (prem.: 7 VII 2011). W performansie „na dwadzieściorosześcioro dzieci, dziewięciu tancerzy i trzy maszyny” twórcy podejmują temat uprzedmiotowienia człowieka (dziecka i dorosłego) – sprowadzenia jego cielesności do funkcji maszyny.

Katarzyna Targońska: Jak indywidualność dojrzewa do wolności

Autorka krótko przedstawia sylwetkę Kiriłła Sieriebriennikowa, ucznia Anatolija Wasiljewa, 
by później przejść do omówienia jego spektaklu zrealizowanego w Teatrze Narodowym w Rydze – Woyzeck/Voiceks (prem.: 10 IV 2012). Reżyser w niekonwencjonalny,, charakterystyczny dla siebie sposób prezentuje klasykę dramatu światowego. Tym razem ukazuje walkę o prawo do osobowości i indywidualizmu, którą prowadzi tytułowy bohater dramatu Büchnera.

FESTIWALE
Tadeusz Kornaś: Teatr w poszukiwaniu prawdy (I)
Tadeusz Kornaś przybliża ideę Międzynarodowego Festiwalu „Świat miejscem prawdy. Sezon mistrzów”, organizowanego przez Instytut im. Jerzego Grotowskiego we Wrocławiu (8 X – 19 XII 2012). Autor szczegółowo analizuje dwa wydarzenia. Pierwsze to spektakl Mauzer na podstawie tekstu Heinera Müllera w reżyserii jego ucznia – Theodorosa Terzopoulosa – badającego kondycję współczesnej tragedii (prem.: 9 X 2012). Drugie to otwarte zajęcia laboratoryjne – Pirandello. Szczepienie – przeprowadzone przez Anatolija Wasiljewa (prezentacje: 25,27 X 2012). Zajęcia te polegały na tworzeniu etiud, w których konstruując precyzyjne improwizacje na temat dramatu Pirandella, poszukiwano teatralnej prawdy.
Łukasz Zatorski: Manifest w sprawie natychmiastowej utopizacji życia
Relacja z 37. edycji Krakowskich Reminiscencji Teatralnych (5-11 X 2012) odbywających się pod hasłem: MIASTO JUTRA. Masa – Maszyna – Marzenie. Zdaniem Zatorskiego kuratorce festiwalu, Annie Lewanowicz, udało się zrealizować awangardowy projekt balansujący na granicy hyle i bios sztuki. Uczestnicy, zaktywizowani do udziału w wydarzeniach odbywających się w przestrzeni miejskiej, stali się elementami sieci opisywanej przez Brunona Latoura. Festiwal okazał się sukcesem – performanse zaangażowane społecznie zaistniały wyraźniej w świadomości krakowskich widzów.

Magdalena Talar: Fikcyjne światy
Autorka opisuje spektakle trzech reżyserów zaprezentowane na tegorocznym Festiwalu w Awinionie (7-28 VII 2012): Williama Kentridge’a Refuse the Hour (prem. 18 VI 2012 Holland Festival w Amsterdamie), Christopha Marthalera Meine faire Dame (Theater Basel, prem.: 12 XI 2010) i Simona McBurneya The Master and  Margarita (Complicite, prem.: 15 XII 2011). Wszyscy trzej artyści przeszli przez paryską szkołę Jacquesa Lecoqa, a ich twórczość ukazuje, jak różnymi drogami mogą pójść jego uczniowie. Wspólną płaszczyzną ich pracy wydaje się traktowanie gry i teatru jako zabawy, która tak naprawdę odkrywa i demaskuje konstruowany charakter czasu, języka czy rzeczywistości.

Katarzyna Lemańska: Teatr to jedyne miejsce, w którym można mówić prawdę prosto w oczy

Zadaniem autorki program XVI Festiwalu Szekspirowskiego w Gdańsku (27 VII – 5 VIII 2012) powstał na zasadzie kompromisu różnorodności i poziomu przedstawień. Wśród faworytów znalazły się spektakle: Hamlet Luka Percevala i Burza Silvu Purcărete oraz czarny koń festiwalu Lear. Komedia Konstantina Bogomolova. Rosyjski reżyser nie tylko zdemistyfikował narodowy mit Wielkiej Wojny Ojczyźnianej, ale także sprofanował mit teatru-świątyni, co wzbudziło duży sprzeciw rosyjskich widzów. W Polsce spektakl także wywołał liczne dyskusje. 

Anna R. Burzyńska: Utopia jako plan działania
Opisywane przez autorkę centrum tańca w Düsseldorfie – tanzhaus nrw – to kuźnia tanecznych talentów. Spotykają się tam amatorzy i profesjonaliści. Ta organizacja non-profit opiera swoją działalność o cztery różnorodne programy, skierowane do szerokiej publiczności. Tegoroczna prezentacja polskiego tańca współczesnego (22 V – 2VI 2012) ukazała przepaść między dorobkiem polskim a niemieckim w tej dziedzinie. Nadzieją napawały jednak pokazy spektakli Harakiri Farmers czy Agaty Maszkiewicz.
Jadwiga Majewska: Widzącemu patrzeć w oczy 

Jadwiga Majewska uważa, że nicią przewodnią tegorocznej edycji Stary Browar Nowy Taniec na Malcie (Poznań, 3-8 VII 2012) były rozmaite artystyczne działania skupione wokół pojęcia percepcji cielesności. O ile zachodni sposób myślenia każe nam bowiem stawiać percepcję wzrokową nad odbiorcze doświadczenie, to zaprezentowane na festiwalu rozmaite artystyczne projekty miały na celu ten model odwrócić. Twórcy pragnęli wyrzucić widza z tradycyjnej pozycji obserwatora, zachęcić go do refleksji nad tym, co się dzieje z jego emocjonalnymi i cielesnymi doświadczeniami podczas partycypacji przedstawienia.

TEATR W KSIĄŻKACH
Michał Lachman: Menażeria słowa
Autor w recenzji pierwszej polskiej antologii sztuk Tennessee Williamsa: Tramwaj zwany pożądaniem i inne dramaty (Kraków 2012) zwraca uwagę na opóźnioną polską recepcję twórczości tego autora. Tekst Lachmana stanowi niejako odpowiednik brakującego w tym tomie krytycznego wprowadzenia do tekstów Williamsa. Wnikliwie analizuje tłumaczenie dramatów dokonane przez Jacka Poniedziałka, któremu udało się uchwycić ich sceniczne brzmienie poprzez zaadaptowanie języka do horyzontu poznawczego polskiego odbiorcy, dzięki czemu przekład ten można nazwać pokoleniowym.

Dorota Jarząbek-Wasyl: Dzieje teatru, którego nie znamy

Recenzja książki Marka Waszkiela Dzieje teatru lalek w Polsce 1944-2000 (Warszawa 2012). Autorka widzi co najmniej trzy możliwe tory lektury. Pierwszy, zgodny z chronologią rozdziałów – to zarys historyczny powojennego lalkarstwa w Polsce, które – co ciekawe – jest silnie uwikłane w historie i politykę. Drugi to nagie fakty, kalendarium, czyli reorganizacja materiału z pierwszej części w formie punktowej. Trzeci natomiast pozwala iść tropem bogatego materiału ilustracyjnego.

