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Oczekujac wydarzajacego sie jutra
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Ruhrtriennale Festival der Kiinste, 16 sierpnia - 15 wrzes$nia 2024

Ruhrtriennale Festival der Kunste to interdyscyplinarne wydarzenie dajace
mozliwo$¢ wymiany doswiadczen i nawigzywania relacji nie tylko ze sztuka,
ale takze z czescia aglomeracji w péinocno-zachodnich Niemczech.
Wydarzenia festiwalowe odbywaja sie w kilku lokacjach Zagtebia Ruhry. Te,
w ktérych uczestniczytySmy podczas tegorocznej edycji, miescity sie w
industrialnych, surowych i pokopalnianych przestrzeniach w Bochum
(Jahrhunderthalle), Essen (UNESCO-Welterbe Zollverein, Museum
Folkwang) i Duisburg-Nord (Landschaftspark, Kraftzentrale, GiefShalle).
Ogromne, chtodne hale, gdzie ruch i dZzwiek rezonuja z blaszanymi
konstrukcjami, a takze poprzemystowe tereny przywotuja postapokaliptyczne

skojarzenia. Od tego roku dyrekcje artystyczna festiwalu objat belgijski



rezyser Ivo van Hove, ktory przez nastepne dwa lata bedzie realizowat swoje
programowe zatozenia pod hastem ,Longing for Tomorrow”. Jest to
kontrowersyjna decyzja, biorac pod uwage, ze w sierpniu tego roku
zwolniono go z funkcji dyrektora International Theatre w Amsterdamie ze
wzgledu na oskarzenia o stosowanie przemocy fizycznej i psychicznej wobec
0sO0b wspétpracujacych. Ivo van Hove, przedstawiajac swoja wizje w
tegorocznym programie, zaznacza, ze Zagiebie Ruhry jest dla niego waznym
odnosnikiem w artystycznych poszukiwaniach. Co za tym idzie, planuje
festiwal jako wydarzenie nie tylko miedzynarodowe, ale przede wszystkim
lokalne. W ramach Ruhrtriennale obejrzatySmy Bérénice Romea
Castellucciego, I Want Absolute Beauty w rezyserii Ivo van Hove’a oraz Y z
choreografig Anne Teresy De Keersmaeker, a takze uczestniczylySmy w
ballroomie Pump Into The Future Ball, ktéry prowadzita matka The House of
St Laurent - Georgina Philp.

Tegoroczne Ruhrtriennale trwato ponad miesigc. W jego ramach
zorganizowano miedzynarodowy kampus, ktérego kluczem tematycznym byta
,komunikacja o/w sztuce”. Celem kampusu jest integracja osob zajmujacych
sie sztuka zarowno od strony praktycznej, jak i teoretycznej. Za organizacje
odpowiadali Carla Gesthuisen i Philipp Schulte, ktérzy aktywnie
uczestniczyli w zyciu festiwalowym i opiekowali sie uczestnikami. Kampus
zostat podzielony na trzy grupy warsztatowe, ktore stacjonowaty w jednym z
budynkéw PACT Zollverein w Essen. Profesor Anna Réza Burzynska
prowadzita zajecia ,Keeping a sound diary”, dotyczace dZzwieku. Osoby
uczestniczace prowadzily pamietniki, w ktorych zapisywaly swoje
doswiadczenia z naciskiem na audialny odbior spektakli, ale tez szerzej -
otaczajacego swiata. Zatozeniem warsztatu ,Stop communicating”
prowadzonego przez Paula Normana byta porazkowa idea w tworzeniu

sztuki. My bratysmy udziat w zajeciach ,,Somatic Communication: Deviations



from talking”, prowadzonych przez Tinke Avramova z Prague Theatre
Academy DAMU. Podczas warsztatow zajmowaliSmy sie relacja naszych ciat
ze sztuka - staraliSmy sie odtworzy¢ proces ich rezonowania z ogladanymi
spektaklami. Nie tylko rozmawialiSmy o odczuciach, ale takze
przeprowadzaliSmy praktyczne ¢wiczenia eksplorujace somatyczny odbidr
sztuki. Zaréwno industrialny charakter przestrzeni, jak i cielesne
doswiadczenia pomogty nam w znalezieniu klucza interpretacyjnego do

czterech wydarzen performatywnych.

Kk

W Bérénice Romeo Castellucci przeobrazit XVII-wieczna tragedie Racine’a w
kobiecy techno-lament. W tytutowej roli wystapita Isabelle Huppert, gwiazda
festiwalu - kadr przedstawiajacy ja w roli Bérénice widniat na oktadkach
gazety festiwalowej, plakatach i folderach informacyjnych. W poetyckim
Swiecie zdominowanym przez stowo Huppert gra role szalenczo
rozpaczajgcej kobiety. Jej teatralizowane i hiperbolizowane do granic emocje
moga zamiast empatii uruchamiac dystans, irytacje i zobojetnienie. Tak

przynajmniej byto w naszym przypadku.

Spektakl grany byt w wielkiej hali - Kraftzentrale w duisburskim
Landschaftsparku. Hangar jest czescia kompleksu postindustrialnych
budynkow. Razem z setkami 0s6b wttoczylysmy sie do zaaranzowanej
artystycznie przestrzeni niczym dawni pracownicy kopalni, a tam zastatl nas
zaduch. W pomieszczeniu byto okrutnie goraco, a poczucie dyskomfortu
laczyto widownie. Prawie wszyscy wachlowali sie i odklejali eleganckie
ubrania od spoconych cial. Do tej pory zastanawiamy sie, czy te warunki byly

swiadoma decyzja Castellucciego. Czy chcial, abySmy wspodlnie smazyli sie w



piekle tytutowej bohaterki?

W przestrzen hangaru wstawione zostato teatralne pudetko otoczone
pofalowanym materiatem kurtyn, bedacych podstawowym elementem
scenografii. Widowisko rozpoczeto sie od nagtych, szpitalnych dzwiekéw
kardiomonitora, przy ktérych pojawiata sie podana w procentach informacja
o chemicznym sktadzie ciata pacjentki-Bérénice, np. o zawartosci tlenu czy
wodoru. Muzyka, w ktérej pobrzmiewaja zmodyfikowane oddechy aktorki,
tak jak przestrzen, ilustruje koszmar wnetrza ciata bohaterki, karmiacej sie
nieszczesliwa mitoscig. Zaleznie od jej kondycji emocjonalnej modyfikuje sie
caly swiat sceniczny. Zaczynamy od ciemnego, martwego obrazu w kolorze
chltodnego granatu, a konczymy na krwistej, piekielnej czerwieni, w ktorej
ostatecznie sptonie wszelka nadzieja. W kontrascie do statycznej Bérénice
pojawia sie tanczacy mezczyzni. Ich obnazone ciata dopetniaja wizualno-
audialng historie, w ktérej Huppert tka sie¢ lamentéw o nieszczesliwej
mitosci oraz nadchodzacej wtadzy imperium rzymskiego. Kazdy jej monolog
jest wykrzykiwany z coraz wieksza sita lub modyfikowany efektami
dzwiekowymi; tworzy sie wiele przeplatajacych sie ze soba dZzwiekowych

warstw.

Przestrzen sceniczna przystonieta jest czarna siatka, przez co ma sie
wrazenie rozmytego obrazu. Nie mozemy ztapac ostrosci ani catkowicie
przebié sie do Swiata bohaterki. Wszystko widaé przez mgte, akcja rozgrywa
sie na niewyraznym horyzoncie, a poczucie niepokoju spotegowane jest
mroczna muzyka. Oprocz metalicznych dzwiekow, ktére brzmia ostro, jakby
chcialy przecia¢ mgliste, ciezkie powietrze, caly czas stychac pulsacyjne
drgania syntezatorow oraz rytm wybijany przez metronom. Mozna odnies¢

wrazenie dysocjacji i bycia zanurzonym pod woda.

Osamotniong aktorke otaczaja przyziemne przedmioty - metalowy pret,



kaloryfer, pralka. Bohaterka desperacko wyjmuje z pralki kilkunastometrowy
materiat lub przytula sie do kaloryfera. To wtasnie dzieki tym przedmiotom
moze odzyskac kontrole i tapczywie uchwycic¢ sie rzeczywistosci. Bérénice
otaczaja takze zdeformowane dZwieki barwa zblizone do fletu i przywodzace
na mysl drzenia. Muzyka wchodzi w relacje z przedmiotami: techno-dzwieki
odpowiadaja techno-sprzetom. Na poczatku efekty wizualne imitujace
burzowe chmury i btyski podtrzymuja atmosfere niepokoju i mroku. Kiedy
scena zamienia sie w gorace, buchajace czerwienia piekto, z sufitu zjezdza
neonowa czerwona rama i jakby przygniata bohaterke. Z kolei pod koniec
spektaklu z tytu sceny pojawiaja sie olbrzymie kwiaty, ktore w polaczeniu z
gtosami ptakéw daja chwile wytchnienia. Jednak zaraz rosliny zaczynaja
obumierac, kolejne ptatki opadaja, todygi wiedna, a scene znow ogarnia

przyttaczajaca beznadzieja.

Narastajgcy w trakcie spektaklu lament i poczucie wyobcowania staja sie na
tyle nieznosne, ze kazde zejscie Bérénice ze sceny przynosi ulge i
odpoczynek. Wtedy mozemy obserwowac choreografie, do ktérej Castellucci
zaangazowat statystow - grupe mezczyzn, ktérych zadaniem byto wcielenie
sie w spotecznos¢ Rzymu i stworzenie tla dla dwoch tancerzy (Cheikh Kébé,
Giovanni Manzo). Ich mtode, bardzo szczupte ciata wyginaja sie wedlug
wymyslonego na potrzeby spektaklu alfabetu ruchu - zastygaja na chwile w
dynamicznych pozach kojarzacych sie z musztra wojskowa. W precyzyjnie
zsynchronizowany sposob tworza podwojona figure Titusa, bedacego dla
Bérénice odzwierciedleniem ideatu. W kontrascie do duetu sytuuje sie ttum
mezczyzn - wspolnie imituja ciato ciezkiej materii, petzajacej po ziemi niczym
rozdeptany karaczan. Ich taniec przywotuje odrzucajace, obslizgte i
jednoczesnie poetyckie skojarzenia. Symbolizuja polityczne zaplecze utworu

- nieokietznang meska mase wtadajacg Rzymem.



W czasie rozmowy z osobami uczestniczacymi w kampusie Castellucci mowit,
ze bohaterka uwieziona jest w swego rodzaju klatce poezji, a po catym
spektaklu musi uciec od jezyka - dlatego pod koniec ma problem z
wypowiadaniem stéw, jaka sie i zacina. Spektakl byt grany w jezyku
francuskim z angielskimi i niemieckimi napisami, co tworzyto wiele wersji
zaposredniczonego przekazu. Ze wzgledu na rozmiar przestrzeni,
niejednokrotnie trzeba byto dokona¢ wyboru, czy skupiamy sie na
ttumaczonym tekscie czy na ogladaniu tego, co dzieje sie na scenie.
Ostatecznie uwaga przenosi sie na kreowane obrazy - tym, co najsilniej

oddziatuje, jest ruch i dZwiek, a nie stowa.

Pod koniec mglista czarna siatka opada, a my mozemy wreszcie doktadnie
przyjrzeé sie sytuacji. Bérénice rozpaczliwe i atakujaco wrzeszczy,
powtarzajac w strone publicznosci: ,Ne me regarde pas!”. To demaskacja
sytuacji podgladania, a zaposredniczony przekaz sie urywa. Ostatnie stowa
nie sg thumaczone, ale przyttaczajaca ekspresja aktorki sprawia, ze ma sie
ochote zamknaé oczy lub wyjs¢. Jesli nie zna sie francuskiego, to dopiero po
opuszczeniu hangaru mozna sprawdzic, ze aktorka krzyczata , Nie patrzcie
na mnie!”. W ten sposob rezyser umieszcza zaréwno postaci, jak i widownie
w niekonczacej sie petli opresjonowania i fetyszyzacji lamentujacych
kobiecych ciat. Jednak robi to Swiadomie, sytuujac osoby ogladajace w
pozycji meskiego spojrzenia, a takze odstaniajac krzywdzace stereotypy i
patriarchalne mechanizmy. Castellucci zostawia nas z pesymistyczna mysla,
ktéra wypowiedziat na spotkaniu - ,Tragedia jest przeciwko wszelkiej

nadziei”.

*Kkk

Spektaklem wyprodukowanym specjalnie dla Ruhrtriennale jest I Want

Absolute Beauty w rezyserii dyrektora festiwalu. Przenosimy sie do



Jahrhunderthalle w Bochum i znowu wchodzimy do wielkiej hali, tym razem z
pieknym przeszklonym dachem, przez ktéry widaé ciemniejace niebo. W
hangarze ustawiono pnaca sie w gére widownie. Na dole przestrzen
sceniczna wyznaczaja dwa rzedy krzeset z prawej i lewej strony oraz pasy
stojacych lamp. Na srodku rozsypana jest ziemia, a z tytu znajduje sie lustro,
ktore iluzyjnie wydtuza przedstawiony swiat. Mamy do czynienia z
pomieszaniem scenerii mrocznego ogrodu i oswietlonego wybiegu lub pasa
startowego. Nad scena rozcigga sie wielki kinowy ekran, na ktérym beda
widoczne zblizenia z kamery rejestrujacej obrazy na zywo oraz wczesniej
przygotowane projekcje majestatycznych krajobrazéw osniezonych gor czy
monumentalnych kliféw. W gtebi sceny, przy lustrze siedza muzycy, ktorzy

przez caly spektakl beda gra¢ utwory P] Harvey.

Do spektaklu Ivo van Hove wybrat dwadziescia osiem piosenek, ktére
dotycza kobiecej relacji z mezczyznami. Utozyt z nich linearna historie
dojrzewania artystki w niebezpiecznym swiecie mitosci, stawy i konfliktow
moralnych. W piosenkarke wciela sie Sandra Huller, dtugowtosa blondynka o
wysportowanej sylwetce, ktéra wirtuozersko wykonuje kolejne utwory, a
wokot niej mozemy podziwia¢ mistrzowski taniec 0sob z kolektywu
(LA)HORDE, dziatajacego przy Ballet National de Marseille. Kazdej piosence
odpowiada osobna etiuda choreograficzna z aktorska maniera i
koncertowymi efektami - swiattami, projekcjami na ekranie i gwiazdorskimi
pozami. Jak mozemy przeczyta¢ w programie, osoby tworzace spektakl chca
nas zabra¢ w ,fantastyczng podroz poprzez ekstremalne emocje i mentalny
krajobraz”. Jednak mamy poczucie, ze nasz odbidor na wielu ptaszczyznach

rozbiegat sie z rezyserska wizja.

W czasie ogladania widowiska afekty dziataja bardzo silne i poniekad



przejmuja nad nami kontrole. Dochodzi do czegos w rodzaju wirtuozerskiej
manipulacji. Patrzymy i stuchamy troche jak zaczarowane, po plecach
przebiegaja dreszcze fascynacji, a z oczu ciekna tzy wzruszenia. Trudno jest
uciec od zachwytu nad mistrzostwem muzycznym i choreograficznym.
Dopiero po opuszczeniu hali mamy szanse zastanowic sie nad tym, co
wydarzylto sie na scenie. Kiedy nabierzemy dystansu, mozemy nazwac
metody artystycznej manipulacji, za ktora kryje sie wybidrczos¢ tematow i

dominacja meskiej perspektywy.

Od poczatku spektaklu podawane nam sa obrazy przedstawiajace silng
kobiete w sytuacjach kryzysu - rozstania z ukochanym, przemocy seksualnej
czy proby odnalezienia sie w obcym miescie. Widowisko rozpoczyna piosenka
Grow Grow Grow, co sugeruje, ze mamy do czynienia z opowiescia o
dorastaniu. Waznym elementem scenografii sa trzy drzewa réznej wielkosci.
W trakcie spektaklu zostaja one wniesione na scene kolejno od
najmniejszego do najwiekszego, symbolizujgc etapy stawania sie dorosta
kobietq. Juz na tym poziomie moga pojawi¢ sie watpliwosci co do tego, czy
nie jest to infantylizowanie poczatkdéw twérczosci P] Harvey. Nastepnie van
Hove przeprowadza nas przez swoja wizje odczytania na nowo twérczosci
artystki. W broszurze promujacej spektakl rezyser thumaczy, ze w utworach
P] Harvey uderzyta go dominacja meskiego bohatera (,Men are very
central”) i wlasnie przez meski pryzmat opowie swoja wersje zycia
piosenkarki. Naszym zadaniem jest empatyzowanie i kibicowanie
protagonistce w pogoni za odnalezieniem samej siebie w okrutnym i
przemocowym swiecie. Wrecz ironicznie jawi sie rzeczywistos¢, w ktorej ta
jedna kobieta ma site, aby przenosi¢ gory, pieknie Spiewa, a do tego tanczy -
jest niewyczerpalna. Gdy juz chce sie poddac, z ekranu méwi do niej babcia
(Isabelle Huppert), Spiewajaca podnoszaca na duchu piosenke. Nie ma tutaj

miejsca na bezsilnosé, a kazda trudna sytuacja musi zamienic sie w triumf.



Bohaterka zabija swoje stabsze wersje, musi prze¢ naprzod, zwyciezacd i
zdobywac. W jednej ze scen dusi mtodsze alter ego wezem ogrodowym -

obmywa sie ze stabej siebie.

Wszystkie etapy podrozy naznaczone sa reprodukcjg przemocy i
przechwytywania patriarchalnych wzorcow zachowan. Piekne choreografie
przedstawiaja Sandre Huller w centrum zainteresowania agresywnego
ttumu. Romantyzujac krzywde i utrapienie, rezyser kreuje sceny
szlachetnego cierpienia, z ktérego bohaterka zawsze wychodzi silniejsza.
Przykladem scena zbiorowego gwattu, w ktérej pojawiaja sie piosenki
dotyczace sytuacji pracownic seksualnych (Angelene, The Dancer). Wowczas
protagonistka jest rozbierana przez tancerzy - spod eleganckiej, dziewczecej
biatej bluzki wylania sie potprzezroczysty czarny biustonosz. Seksowna
ofiara walczy z kolejnymi oprawcami za pomoca piruetéw i podskokow. W
tym Swiecie nie ma miejsca na bdl, ktory nie jest erotyczny. Do spoconych
cial przykleja sie coraz wiecej ziemi, ktéra oblepia je tak, jak meskie

spojrzenie oblepia caty spektakl.

Spektakl konczy piosenka We Float, dajaca nadzieje, ze przyjdzie lepsze
jutro. Patetyczna narracja nie ustepuje na rzecz czutego przyjrzenia sie
sytuacji kobiet w dzisiejszym Swiecie. I cho¢ prawie cala sala wstaje w
ekstazie, by klaskac, i cho¢ nie mozna odmowié kunsztu i wirtuozerii temu
teatralno-muzycznemu przedsiewzieciu, to po wyjsciu z Jahrhunderthalle
zostajemy z poczuciem rozczarowania. W tekscie promocyjnym spektaklu
podkreslona zostaje optymistyczna idea stow ,Take life as it comes”, jednak

my zaréwno od zycia, jak i od teatru domagamy sie sprawczosci.

*Kkk

Kolejne wydarzenie odbywato sie nie w pofabrycznej hali, ale w budynku



przeznaczonym dla sztuki: Museum Folkwang w Essen. Doswiadczytysmy
performansu Y w choreografii Anne Teresy De Keersmaeker, w ktorym wzieli
udziat Synne Elve Enoksen, Nina Godderis, Robson Ledesma i Nassim
Baddag. Tancerze i tancerki tworzyli konstelacje pdz i ruchdw na statej
wystawie przy pracach Barnetta Newmana, Marka Rothko czy Caspara
Davida Friedricha. Tanczace ciata jednoczyty sie z przestrzenia ekspozycji,
wypelniajac ja obecnoscia. Tworzyly sie¢ powigzan i relacji pomiedzy soba
nawzajem, muzealnymi obiektami, a takze zwiedzajacymi. Dostownie i w
przenosni prowokowaty do reakcji i dziatania, badajac tym samym granice

miedzy tym, co jeszcze jest na miejscu, a tym, co juz wprawia w dyskomfort.

Przestrzen dziatata niczym labirynt bez okreslonego kierunku zwiedzania.
Kazda z nas sita rzeczy obejrzata inny spektakl, poniewaz cztery etiudy
zawsze dzialy sie symultanicznie, rozrzucone po réznych miejscach wystawy.
Pierwszym zadaniem ogladajacych byto odnalezienie sie na ekspozycji i
obranie wlasnej Sciezki. Przede wszystkim trzeba byto zdecydowaé, kogo
ogladamy i za kim podazamy - lub czy w ogdle za kim$ podazamy. Mozna
byto np. wybrac¢ jakas sale i czeka¢, az w niej zacznie sie dziatanie. Formy
uczestnictwa nie byly w zaden sposéb sankcjonowane ani okreslone.
Niektore osoby stawiaty krzesetko dla zwiedzajacych i siedziaty, rezygnujac z
biegania za tancerzami. Rytm wydarzenia wybijat metronom, a co dziesie¢
minut gtos z gtosnika informowat, w ktérej czesci jestesSmy - ostatecznie
akcja zapetlita sie po dziesiatej sekwencji. Na wystawe ludzie wchodzili
przez caly czas, a wydarzenie nie miato okreslonego poczatku ani konca;
sytuacja byta otwarta i demokratyczna - nie trzeba byto dostosowywac sie do
przestrzeni, ale dziata¢ w niej wedtug wtasnych potrzeb. Z jednej strony

oznaczalo to decyzyjnos¢, z drugiej jednak wewnetrzna walke z poczuciem,



ze niezaleznie od wybranej drogi, zawsze cos tracimy.

Niektdre choreografie w konkretnych miejscach odtwarzane byly ponownie
przez wiecej niz jedna osobe. Ruchowe interpretacje dziet sztuki miaty
wyznaczong rame, w obrebie ktorej dozwolone byty przesuniecia, wynikajace
z osobistej ekspresji ruchu osoby tanczacej oraz reakcji publicznosci.
Powstawato takze pole do improwizacji, poniewaz osoby ogladajace mogty
zajmowac dowolne miejsce wobec 0s0b performujacych, wymuszajac na nich
zmiane uktadu choreografii, prowokujac dodatkowe ruchy lub rezygnacje z
nich. W labiryncie performatywnych zdarzen odnalaztySmy wiele kontrastéw.
Niektore etiudy byly powolnym i dokladnym wchodzeniem w relacje z
obrazem. Na przyktad choreografia Nassima Baddaga przy obrazie
przedstawiajacym goérski krajobraz byta medytacyjnym tancem, podczas
ktérego performer w skupieniu zmieniat kolejne pozy - stawat na gtowie,
wykonywat przewrdt w tyl czy zastygat, stojac na rekach podparty o Sciane.
Inne sekwencje luzniej wchodzity w relacje z dzietami sztuki na rzecz
intensywniejszej ekspresji tanecznej. Tutaj przyktadem bedzie etiuda, w
ktorej Robson Ledesma stal naprzeciwko abstrakcyjnego obrazu i chwile sie
w niego wpatrywat. Nagle zaczat wykrzykiwac¢ w strone dzieta agresywne
pytania: ,Why?! Was ist das?!” i tak dalej. Wowczas zrezygnowat z tanca i
stworzyl bardziej aktorska sytuacje, podwazajac sens przedsiewziecia, a
takze budzac dyskomfort widowni - stawat sie coraz bardziej agresywny, w

koncu krzyczat na ogladajacych, jakby chciat wymusi¢ od nich odpowiedz.

Ciekawie bylo takze obserwowacé reakcje ogladajacych. W trakcie tanczenia
niektérych etiud performerki i performerzy Sciggali ubrania, np. Synne Elve
Enoksen odtwarzata fotografie chtopcéw w strojach kapielowych i
przybierata pozy, stojac w samych majtkach. Niejednokrotnie mocniej

dziatato na nas meskie spojrzenie z widowni niz choreografia. W momencie



odstoniecia nagich piersi czes¢ 0s6b z zazenowaniem wychodzila, a inni
zostawali, aby wpatrywac sie w performerke. Prowokacyjna relacje
tanczacych z publicznoscia mozna byto wiec uznac za zamierzony efekt.
Spojrzenia zarowno performujacych, jak i ogladajacych nie sa niewinne.
Szczegdlnie mozna byto to odczu¢, gdy performerki i performerzy zmieniali
stanowiska - odnosilo sie wéwczas wrazenie, ze na chwile wychodza ze
swoich rol. Dopiero wtedy uswiadomitysSmy sobie, ze od dziesieciu minut
wgapiatysmy sie w nich, jakby byli muzealnymi eksponatami. OdczutySmy
dyskomfort i poczucie winy - odwzorowanie poz z rzezb i obrazow oraz
wchodzenie z nimi w relacje budzito w nas refleksje na temat komercjalizacji
sztuki, a takze zrdwnania dziet i tanczacych ciat z produktem. Kiedy osoby
performujgce znajdowaty sie w zawieszeniu pomiedzy sekwencjami,
schodzitysmy im z drogi, a spojrzenie im w oczy nagle stawato sie dziwnie
trudne. Kiedy przebieraly sie na naszych oczach i niedbale odktadaty ubrania
na muzealna podtoge, hakowaty czysta i sterylna przestrzen. Kolejnym
poziomem swoistej paranoi byto doszukiwanie sie performansu w
zachowaniach innych 0sdb, a w szczegolnosci ochroniarzy - momentami
miatySmy wrazenie, ze ich dziatania sa choreografowane. Z biegiem akcji

stawalysmy sie nieufne wobec przestrzeni oraz ludzi.

Decyzja o0 opuszczeniu miejsca dzialania nalezata do nas, a kiedy zaraz po
performansie na pozostatych wystawach przygladatySmy sie obrazom
Pollocka, Van Gogha czy Moneta, uderzat nas brak. Labirynt, w ktorym
widzialySmy zywe, spocone ciala, dostarczat namacalnej obecnosci, ktérej nie

byt w stanie zrekompensowac powidok ruchu czyjejs reki.

*Kkk

Ostatnie wydarzenie festiwalu, w ktorym uczestniczytysSmy, Pump Into The

Future Ball, odbywato sie w Jahrhunderthalle w Bochum. W festiwalowym



programie znalazto miejsce zjawisko wyrastajace z amerykanskiej subkultury
ballroomowej z przetomu lat szescdziesiatych i siedemdziesigtych. Mimo ze
wydarzenie bylo biletowane i czes¢ widowni zostata ustawiona tradycyjnie na
podwyzszeniu, to nie sposéb traktowa¢ Pump Into The Future Ball jako

przedstawienia teatralnego.

Podczas spotkania z Ivo van Hovem i Krystianem Lada rozmawialiSmy o
potencjale otwarcia publicznosci Ruhrtriennale na niemiecka scene
queerowa. Lada powiedzial, ze cate przedsiewziecie oddat w rece Matki
Domu St Laurent - Georginy Philp, aby sprawczos¢ zostata po stronie
spotecznosci queerowej. Mowit takze, Ze pomyst zorganizowania ballroomu
wyszedt od osdb organizujacych festiwal: , To my potrzebujemy ich, a nie oni

n

nas .

Ballroom odbyt sie w innej czesci budynku, w ktorym dzien wczesniej
ogladatysmy I Want Absolute Beauty. Osoby ogladajace mogty, troche jak na
koncercie, wybra¢ miejsca siedzace lub stojace, co zdecydowanie wptyneto
na odbidr. Czesc¢ publicznosci siedziala wiec na trybunach, co pozwalato na
ogladanie wydarzenia z dystansu. Te miejsca byly wyraznie oddzielone od
tego, co dziato sie na dole. W centralnej czesci sceny, bez zadnego
podwyzszenia, ustawiono wybieg, ktory konczyt sie w miejscu, gdzie
zaczynaly sie trybuny. Na jego koncu pozostawiono miejsce dla jury. Po
dwdch stronach wybiegu ustawiono krzesta VIP, na ktorych zasiadaly osoby
wystepujace. Za nimi znajdowaly sie schodkowe podesty dla oséb z biletami
na miejsca stojace, co wiagzato sie z (prawie) aktywnym uczestnictwem w
ballroomie. Przez ustawienie wybiegu na tym samym poziomie, co podestéw

dla 0s6b ogladajacych, widocznos¢ czesto byta ograniczona.



Przed rozpoczeciem konkurencji MC (Main Character) Gerogina Philp
opowiadata o historii niemieckiej sceny ballroomowej i rozdawata nagrody
osobom, ktore w minionych latach przyczynity sie do jej rozwoju. PdzZniej
Matka przedstawita didzejke i osobe komentujaca, a nastepnie kolejno
wywolywala i zapraszata na miejsca osoby z jury. Po okoto péttorej godziny
rozpoczela sie czes¢ z prezentacjami, a jury przyznawato punkty i nagrody,

tak jak zwykle dzieje sie podczas ballroomu.

Przez nastepne prawie trzy godziny mogtysmy doswiadczac¢ catwalkow w
réznych konkurencjach. Jednak w kazdej chwili mozna byto opuscié sale i do
niej wrocic¢. Osoby stojace przy samym wybiegu wchodzity ze soba w
interakcje, zywo reagujac na wyniki poszczegolnych dyscyplin oraz tanczac
do stale wybijajacej rytm muzyki. Pochtoniete mocnymi bitami house’u i R&B
klaskaty i dopingowaty osoby biorace udziat w konkursie. Mimo ze jezyk
ballroomu zawiera duzo koddw, potocyzméw, onomatopei, ktére nie zawsze
sq zrozumiate dla ludzi spoza srodowiska, to i tak trudno byto nam usiedzieé¢
w miejscu. Wydarzenie bylo prowadzone w jezyku angielskim, ale MC czesto
przechodzita na niemiecki, zachecajac do zywszego reagowania i wspierania
0sOb na wybiegu. Warto zaznaczy¢, ze znaczng wiekszos¢ 0oséb na widowni
stanowity biate niemieckie matzenstwa po szesédziesiatce, ktére wydawaty
sie zaskoczone sytuacja. Duza czes$¢ publicznosci opuscita ballroom przed

jego zakonczeniem.

Wydarzenie traktujemy jako gest polityczny i wazny moment w historii
Ruhrtriennale. Kiedy zastanawiamy sie nad celem i konsekwencjami
ballroomu na Ruhrtriennale, mamy poczucie, ze uczestniczac w nim,

balansowatysmy na cienkiej granicy pomiedzy fascynacja a zawtaszczeniem.

Reprezentacja queerowego srodowiska jest wazna i musi sie ujawniac, zeby

tak jak w tym przypadku zapoczatkowac dyskusje, pozwoli¢ na nazwanie



mechanizmow, ktére uruchamiajg sie w spoteczenstwie - i w nas. I cho¢
osobliwe bylo patrzec¢ na te czesé publicznosci, ktéra przyglada sie
wydarzeniu z nieufnoscia i dystansem, to piekne byto obserwowanie, jak inni

angazuja sie w konwencje i wspdétuczestnicza, uczac sie choreografii gestow'.

Kk

Podczas Ruhrtriennale niepowtarzalna przestrzen Zagtebia Ruhry nasycita
sie ruchem i dzwiekiem. Wykorzystanie atutow industrialnej infrastruktury
do tworzenia miejsc wypemionych sztuka nadato wydarzeniom konkretne
sensy. Co za tym idzie, zrodzita sie wyjatkowa relacja miedzy teatrem a
przestrzenia poszczegdlnych miast. Mimo watpliwosci zwigzanych z nowym
dyrektorem Ruhrtriennale i jego spektaklem, festiwal byl dla nas
inspirujacym wydarzeniem. Tytutowe oczekiwanie wydarzajacego sie jutra
zacheca do zadawania pytan i poszukiwania odpowiedzi w somatycznym

odbiorze sztuki.

Dziekujemy Annie Rozy Burzynskiej za zaproszenie do uczestnictwa w

festiwalowym kampusie.
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