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Inny, nie dziwny

Kamil Bujny

IV Festiwal Teatru na Faktach we Wroclawiu, 26-29 czerwca 2025

Tegoroczna edycja Festiwalu Teatr na Faktach, organizowanego po raz
czwarty przez Instytut im. Jerzego Grotowskiego we Wroctawiu, odbyta sie
pod sugestywnie i interesujaco brzmigcym hastem , atypowo”. Hasto to
wyznaczyto kierunek catego programu, obejmujacego przedstawienia i
performanse ukazujace odmiennos¢ w roznych jej wymiarach i z wielu
perspektyw. Zaprezentowano spektakle opowiadajgce miedzy innymi o
losach pracownikéw z Ameryki Lacinskiej, ktérzy przyjezdzaja do Polski w
poszukiwaniu lepszego zycia, o nietatwej codziennosci 0séb w spektrum
autyzmu, uchodzcach z Ukrainy i ich problemach oraz Afgankach odwaznie
walczacych o prawa kobiet. Jak deklaruje Jakub Tabisz, dyrektor artystyczny

festiwalu, w tekscie dotaczonym do programu:

Zapraszamy do teatru kolejne osoby i pokazujemy ich spojrzenia na



rzeczywistosé. Zalezy nam, by kultura byta dostepna dla kazdej
osoby, takze g/Gluchej, wierzacej, nieheteronormatywnej,
uchodzczej, aseksualnej. Kultura powinna pomaga¢ w pokonywaniu
traum i odnajdywaniu spokoju. Kultura powinna nas aczyc¢ z

innymi.

Teatr na Faktach - projekt realizowany w Instytucie Grotowskiego od 2018
roku, sktadajacy sie z corocznych kursow teatru dokumentalnego oraz
przegladow spektakli zrealizowanych przez jego uczestnikow - od samego
poczatku skupia sie na problemach grup pozbawionych nalezytej
reprezentacji. Dos¢ przywota¢ przedstawienia opowiadajace o kobietach,
ktore doswiadczyly poronienia (Matki wyklete w rezyserii Ady Tabisz),
aktywistach i spotecznikach walczacych, nierzadko wbrew prawu, przeciwko
niesprawiedliwosci (W koricu bedzie ciepto w rezyserii Magdaleny
Mtynarczyk, Marty Wisniewskiej, Mateusza Brodowskiego i Przemystawa
Piskozuba, Pogranica. Spektakl o tym, co sie stato i dalej dzieje na granicy
polsko-biatoruskiej w rezyserii Ady Tabisz i Jakuba Tabisza), ofiarach
brutalnosci policji (Paraliz. Sprawa Igora Stachowiaka w rezyserii Krzysztofa
Kopki i Jakuba Tabisza), skutkach homofobii i wykluczenia (Zjemy wasze
dzieci. Z cebulg w rezyserii Doroty Bator, Grzegorza Grecasa, Ady Tabisz i
Roberta Traczyka, Cambio dolor. Wyznanie wiary w rezyserii Grzegorza
Grecasa i Pawta Pacyny) czy codziennosci oséb zmagajacych sie ze
skrzywieniem kregostupa (eSki w rezyserii Marty Wisniewskiej).
Zaangazowanie spoteczne i nieobojetnos¢ na krzywde drugiego cztowieka
staly sie znakiem rozpoznawczym tego nurtu, a powstate w ramach kursu
spektakle - ukazujac konkretny problem i oddajac gtos pokrzywdzonym -
zyskaly status interwencji. Tegoroczna odstona festiwalu przyniosta

przedstawienia o podobnym politycznym potencjale, cho¢ wygrywajace nieco



inne sensy - wiekszos¢ z nich byla nie tyle dorazna reakcja na konkretne
zdarzenia, ile zaproszeniem do spojrzenia na dany problem z perspektywy
Innego. Kluczowe okazaly sie doswiadczenia ofiar konfliktéw zbrojnych,
uchodzcow i migrantéw, natomiast mniej obecne - w poréwnaniu do
poprzednich lat, gdy rzad Zjednoczonej Prawicy zwalczatl tzw. ideologie
LGBT - byly problemy mniejszosci seksualnych. Zdaje sie to Swiadczy¢
miedzy innymi o tym, ze autorzy i autorki scenariuszy dokumentalnych oraz
ich scenicznych realizacji poprzez swoje dzialania probuja partycypowac w
debacie publicznej, ktora od pewnego czasu - za sprawa wojny w Ukrainie i
sytuacji na Bliskim Wschodzie - zdominowana jest przez temat legalnej i

nielegalnej migracji oraz zagrozenie eskalacja wojny na terytorium NATO.

Wyrazic niewyrazalne

Zaprezentowane podczas przegladu przedstawienia cechowatly sie nie tylko
prospoteczna wymowa, lecz takze skupieniem ich twércéw na
poszukiwaniach form i Srodkéw pozwalajacych opowiedzie¢ o tym, co trudno
wyrazié¢ za pomoca stow - tragizm i brutalnosé¢ wojny, tesknote za Swiatem,
ktorego juz nie ma, czy doswiadczenie dziwnosci wtasnego ciata. Dwa
pierwsze tematy podjeto w spektaklach niezaleznego teatru GAS, zatozonego
w 2022 roku przez Sofiie Onishchenko, Darie Bogdan i Vasylyne Martseniuk.
Jutro 10 lat temu, przedstawienie Onishchenko i Bogdan, opowiada o
Ukraincach i Ukrainkach, ktérych mtodos¢ przypadta na okres petnoskalowej
wojny, przymusowych migracji i zycia w obcym kraju. Sita spektaklu jest
autentycznosé zbiorowej kreacji nastoletnich wykonawcéw, sprawiajacych
wrazenie, jakby nie tyle wystepowali przed widzami i odtwarzali
wypracowany w trakcie prob przebieg, ile dzielili sie wtasna historia -

opowiesciami o utracie domu i poczucia bezpieczenstwa, procesie



odnajdywania sie w nowej rzeczywistosci, a takze o planach na przysztosc.
Przedstawienie balansuje miedzy historiami poszczegdlnych bohateréw i ich
perspektywa a szerokim obrazem catego mtodego pokolenia Ukraincéw i
Ukrainek (wszyscy performerzy na poczatku spektaklu deklaruja:
,urodzitem/urodzitam sie w Dniu Niepodlegtosci Ukrainy”). Wykonawcy
(Stefaniia Cherba, Maksym Dmytruk, Anastasiia Dzhulinska, Mariia
Havrylova, Alina Khabinska, Ilia Prychyn, Mariia Romaniukha, Oleksandra
Rudnienok, Polina Soliar, Ivanna Varenia, Ilia Voloshyn) na czas pokazu staja
sie nosnikami tak wlasnej, jak i cudzej pamieci; mowia w swoim imieniu, ale
opowiadaja tez o tych, ktérzy nie moga zabrac gtosu - o Smiertelnych
ofiarach rosyjskiej agresji, dawno niewidzianych rowiesnikach i ich
rodzinach. Przedmiotem opowiesci staja sie tak radosne, jak i traumatyczne
wspomnienia, obrazy zniszczonych miast, a takze historie przedmiotéw, w
tym ocalatego z nalotéw kapelusza. Znaczenia wyzwalajg zaréwno stowa
(Swiadectwa, relacje i deklaracje), jak i ,ruchy oddajace sens”. W
indywidualnych i zespotowych choreografiach wyrazaja sie przezycia,
wspomnienia i emocje, ktore nie daja sie opowiedziec¢. Aure tajemnicy i
niepokoju wzmagajq elegijne dzwieki saksofonu, na ktérym gra Serhii

Savenko.

Introspekcyjny charakter ma réwniez drugi zaprezentowany spektakl teatru
GAS - Stodko-kwasny w rezyserii i wykonaniu Sofii Onishchenko. Scenariusz
przedstawienia powstat na podstawie rozméw z mieszkankami i
mieszkancami Kysliwki, nieduzej ukrainskiej miejscowosci catkowicie
zniszczonej przez Rosjan po 2022 roku. Aktorka, wystepujaca jako
uosobienie nieistniejacej wsi (,,jestem Kysliwka”), prébuje ocali¢ od
zapomnienia przeszto$é poprzez symboliczne od-tworzenie zrujnowanego
miejsca. Na pustej scenie, za pomoca papierowej tasmy, rekonstruuje

topografie liczacej czterysta szescdziesiat lat miejscowosci, wyklejajac na



podiodze ksztaltty niegdysiejszych ulic, placéw i zarysy przywotywanych z
pamieci budynkéw. Nastepnie, przemieszczajac sie po tak wyznaczonej i
wydzielonej przestrzeni, opowiada o mieszkancach i ich dawnym zyciu,
pytajac retorycznie sama siebie: ,co mam robié¢ z tymi historiami?”. Ciato -
podobnie jak w Jutro 10 lat temu - potraktowane zostaje tu jako nosnik
pamieci. Wydaje sie poruszac nie tyle po scenie, ile miedzy prawdziwymi -
widzianymi tylko przez aktorke i postrzeganymi przez jej zmysty -
budynkami. Zostaje dowartosciowane do tego stopnia, ze aktorka méwi o
nim - o przechowywanych przez nie wspomnieniach - jako o potencjalnym
swiadku na procesie w Hadze. Gdy Onishchenko zaczyna rozwieszac na
rozpietych sznurach biate przescieradla, na ktorych wyswietlane sg czarno-
biate zdjecia zniszczonych miast (w tym Wroctawia), Kysliwka staje sie
uniwersalnym symbolem terroru - przypomina o cierpieniu, jakie kazda
wojna, niezaleznie od tego, kiedy i gdzie sie wydarza, przynosi ludzkosci.
Obrazy sceniczne wydaja sie przez to w rownym stopniu mityczne
(ewokujace tesknote za pieknym i utraconym swiatem) i wyrazajace historie
réznych spotecznosci i miast, co konkretne, osadzone wylgcznie w
przestrzeni Kysliwki. Intrygujaca jest sama plastyka prezentacji: Stodko-
kwasny zachwyca swiattem i sposobem aranzacji przestrzeni, co prowokuje
do refleksji nad tym, czy przedstawienie mowigce o wojennym bestialstwie

powinno porywac pieknem.

Z giebi trzewi

W zblizone dramaturgiczne rozpiecie - miedzy tym, co intymne i
jednostkowe, a tym, co polityczne i uniwersalne - wpisany jest monodram
Wojtka Ziemilskiego, Monolog wewnetrzny. Performer przez prawie caty

spektakl lezy na plecach na wytozonej biata wyktadzina scenie i opowiada o



wieloletniej chorobie jelit. Za nim wyswietlane sa cytaty i tytuly naukowych
opracowan (typu: ,Deepika Bagga i in., Kiedy jelita mowiq, mozg stucha:
badania wptywu mikrobioty jelitowej na emocjonalne podejmowanie decyzji,
abstract from OHBM Annual Meeting, Vancouver, Canada 2017"),
poswiecone medycznym i kulturowym zagadnieniom choroby. Przywodza one
na mysl wystapienie naukowca, prezentujacego podczas konferencji wyniki
badan. W Monologu wewnetrznym ich odpowiednikiem staje sie historia
choroby Ziemilskiego - wieloletni proces poznawania wiasnego organizmu i
jego potrzeb, relacja z walki o zdrowie i dobre samopoczucie. Przedmiotem
obserwacji uczyniono tu ciato performera, a narzedziem badawczym -
przytozony do jego brzucha mikrofon. Widzowie - dzieki Jackowi
Mazurkiewiczowi, obecnemu na scenie dZwiekowcowi, oraz nausznym
stuchawkom - wstuchuja sie w odgtosy pochodzace z wnetrza wykonawcy:
bulgotania, burczenia, chlupotania, szmery i przelewajace sie ptyny. W ten
sposob artysta niejako usuwa sie w cien, oddajac gtos pozbawione;j
swiadomosci florze bakteryjnej - po to, by prowadzita wtasny ,, monolog na 38
bilionéw oséb”. Ziemilski, poprzez przejscie z pozycji pionowej do poziomej
oraz operowanie metateatralnymi kontekstami (typu ,teatr moj widze
najmniejszy”), kaze postrzegac swoje ciato jako scene, na/w ktorej rozgrywa
sie osobny spektakl - wieloletniej choroby, determinujacej funkcjonowanie
catego organizmu. W tej perspektywie oddanie , gtosu” jelitom jawi sie nie
jako gest kapitulacji, lecz proba przetamania spotecznego tabu i ,,odkrywania
siebie jako kogos innego”. Pytanie ,jak to mozliwe, zZe jestem mna?”, ktore
pada w trakcie przedstawienia, zacheca do fenomenologicznej redukcji i
namystu nad tym, co wlasciwie stanowi o cztowieku, a uczynienie tak
intymnej sfery, jaka sa procesy fizjologiczne, materia spektaklu, poszerza go
o0 polityczng wymowe. To, co dziwne i obce dla Ziemilskiego w nim samym,

jest przeciez codziennoscia wielu osob, zmagajacych sie z podobnymi



problemami. Nadanie im reprezentacji i opowiedzenie o nich przez pryzmat
autobiografii performera przesuwa temat choroby ze strefy tabu do obszaru
widzialnosci i pozwala na nig spojrze¢ w nowym swietle - jako

doswiadczenie, ktére bynajmniej nie jest jednostkowe.

Dziwne relacje

W tegorocznej odstonie Teatru na Faktach istotny okazat sie takze namyst
nad tym, co warunkuje relacje miedzyludzkie i wpltywa na sposob
postrzegania drugiego cztowieka. L.ukasz Basiak, rezyser Cudownych
rodzicow (a takze autor scenariusza, powstatego na podstawie wywiadow z
osobami, ktére ukonczyty proces psychoterapii, oraz z psychoterapeutkami)
podjal sie proby przetamania stereotypu, ze mezczyzni nie méwig o swoich
emocjach. Bohaterami przedstawienia uczynit trzech pacjentéw (Jakub Giel,
Przemystaw Koztowski, Tadeusz Ratuszniak) i psychoterapeutke (Anita
Balcerzak-Michalska), a osig dramaturgiczna - przebieg terapii. Wszystkie
role meskie zostaly poprowadzone w sposob przerysowany i groteskowy, co
w tym przypadku nie jest wada - hiperbola pozwala uwidoczni¢ utrwalone w
spoteczenstwie przekonania na temat meskiej emocjonalnosci. Bohaterowie,
cho¢ swiadomi, ze potrzebuja leczenia, nie chca rozmawiac z terapeutka ani
0 przesztosci, ani o swoich odczuciach: gdy ona milczy, czekajac na reakcje
pacjentow, milczg wraz z nig; gdy kaze potozy¢ sie na kozetce, biora to za
dziwactwo; gdy stwierdza, ze ktoérys z nich ,tworzy zwiazek z matka” lub
,pochodzi z patologicznej rodziny”, oburzaja sie. Jaki zwiazek? Jaka
patologia? Po co wraca¢ wspomnieniami do dziecinstwa? Czy mezczyznie
wypada méwi¢ o emocjach? Basiak umiejetnie rozklada napiecia miedzy
dystansem bohateréw wobec terapii a stopniowym odkrywaniem przez nich,

ze konfrontacja z wlasnymi uczuciami i przesztoscia przynosi im realng



korzys¢. Bawi nas stereotypowos¢ kazdego z pacjentdéw i karykaturalnosc ich
postaw, ale r6wnoczesnie przejmuje to, co ujawnia sie pod powierzchnia
zartu i przesady - historie rodzinnych traum i ran, ktore nie zdazyty lub nie
mogtly sie zagoi¢. Doskonale te dualnos¢ ukazuja aktorzy, prowadzac postaci,
ktore z jednej strony odpowiadajq kulturowej figurze macho, a z drugiej

stopniowo odstaniajg przed widzem kolejne warstwy wrazliwosci.

Meltdown Matgorzaty Lech takze skupia sie na relacjach rodzinnych - z ta
roznica, ze koncentruje sie na wiezach miedzy kobietami: matka (Katarzyna
Kopczyk) i jej dorosta cérka z zespotem Aspergera (Karolina Lichocinska).
Spektakl powstatl na bazie rozméw z rzeczywistymi odpowiednikami
bohaterek (Agnieszka i Natalia), ktore pojawiaja sie w przedstawieniu pod
wlasnymi imionami na wyswietlanym z projektora nagraniu. Akcja
przedstawienia rozgrywa sie na plazy, a jego struktura odpowiada logice
wspomnienia - podczas rozmowy matki z corka powracaja obrazy z ich
przesztosci, dawne emocje i zasztosci. Kazda z nich inaczej postrzega
rzeczywistosé i role tej drugiej, co staje sie powodem wielu - czesto btahych,
ale bolesnych - ktétni. Mtodsza kobieta - jako osoba neuroréznorodna - ma
specyficzne przyzwyczajenia i potrzeby: bez przerwy stucha tej samej
piosenki, zadaje duzo podobnych pytan, domaga sie ciagtej uwagi, raz po raz
wraca do tych samych kwestii, popadajac w ztosé, gdy poczuje sie
nieodpowiednio potraktowana. Jej matka jest zmeczona niekonczacymi sie
pytaniami, nie chce juz opowiadac o nieobecnym w ich zyciu mezu i ojcu, ma
dos¢ odnawiania starych traum. Obwinia sie za problemy dziecka i
zastanawia, czy popehnita jakis powazny btad. Relacja kobiet jest bardzo
nieoczywista: pelna mitosci, poswiecenia i gtebokiego zrozumienia, ale tez
naznaczona wzajemnymi oskarzeniami; bliska, ale jednoczesnie

determinowana dazeniem obu stron do autonomii. Kazda z bohaterek - tak



samo dla siebie ,dziwna” w swym zachowaniu - skrywa przed soba jakas
tajemnice, a ich stopniowe ujawnianie organizuje logike przedstawienia:
matka odstania sie i opowiada o odkrywaniu w dojrzatym wieku wtasnej
seksualnosci (w tym o ptomiennym romansie z poznanym na Tinderze
obcokrajowcem), a corka coraz Smielej mowi o nieudanej prébie
samobojczej. Lech na poziomie scenariusza bardzo zrecznie manipuluje
perspektywa, dzieki czemu te sama historie wspdlnego zycia poznajemy z
dwdch stron: neurordznorodnej corki i samotnej matki. Ich stosunki nie sa
latwe, a kazda rozmowa obnaza niespetnione i sprzeczne oczekiwania, ale
Meltdown wybrzmiewa przede wszystkim jako poruszajaca opowiesc o
mitosci i poszukiwaniu akceptacji - tak w relacji rodzic-dziecko, jak i
zwigzkach romantycznych. Przedstawienie, bardzo wiarygodnie zagrane
przez Kopczyk i Lichocinska, obnaza laurkowy obraz rodziny - pokazuje, ze
roznego rodzaju napiecia i konflikty nie sg zaprzeczeniem bliskosci i trwatej

wiezi, lecz ich rewersem, naturalng czescia.

Inny charakter relacji, cho¢ takze naznaczony gtebokim uczuciem,
przedstawia Krzysztof Kopka w spektaklu Mitos¢ w czasach zametu, do
ktérego scenariusz opracowat na podstawie wielu rozmow z migrantami i
migrantkami. Gtownymi bohaterami sg Kolumbijczyk (Mateusz Zilbert) i
Meksykanka (Lucyna Szeriok-Giel), ktorzy przyjechali do Polski w
poszukiwaniu pracy i lepszego zycia. Cho¢ po przybyciu do Europy byli
przekonani, ze los sie wreszcie do nich usmiechnat i postawit na ich drodze
samych dobrych ludzi (posrednik pracy wydawat sie pomocny i
zaangazowany w udzielenie im wsparcia, a stuchajacy Vivaldiego kierowca -
nader uprzejmy i kulturalny), to z czasem okazato sie, ze padli ofiarg
oszustwa. Pracodawca (Marian Czerski) odebrat im dokumenty, przydzielit
obowigzki inne niz te, ktére byly obiecane, zmuszat do nadgodzin i przy

kazdej okazji okradat. Kontrapunktem dla zta, jakiego bohaterowie raz po raz



doswiadczaja w Polsce, jest ich wiara w sprawiedliwos¢ (postaé¢ kreowana
przez Zilberta uparcie powtarza: ,jesli przestrzegasz prawa, to prawo cie
chroni”) oraz rodzace sie miedzy nimi uczucie. Kopka, opowiadajac o
bezradnosci Kolumbijczyka i Meksykanki wobec sytuacji, ktore spotykaja ich
miedzy innymi ze strony nieuczciwych pracodawcéw i systemu
administracyjnego, przekonujaco ukazuje doswiadczenia wielu migrantéw,
pochodzacych nie tylko z Ameryki Lacinskiej. Spektakl wybrzmiewa przez to
jako gtos w ich sprawie - pokazuje mechanizmy umozliwiajace wyzysk,
pozwala widzowi przyja¢ inng perspektywe niz wlasna w ocenie swojego
kraju i obowigzujacych w nim praw, a takze symbolicznie oddaje gtos tym,

ktdorzy z wielu powoddéw nie moga go zabrad.

)k

W ramach czwartej edycji Teatru na Faktach zaprezentowano rowniez dwa
spektakle: Szpiega z Krainy Gtuchych Edyty Kozub, Marka Smietany i Lukasa
Wojcickiego, recenzowanego - jeszcze jako czytanie performatywne - juz w
,Didaskaliach” oraz przypominajacy bardziej performans niz przedstawienie
Ay Kash/ 00 00/ If Only afganskiego kolektywu Under the Starry Afghan Sky
oraz Rachel Karafistan z Cosmino Theatre. Niezwykle ciekawym
doswiadczeniem wynikajacym z ogladania niektorych oméwionych realizacji
jest mozliwos¢ porownywania ich ostatecznych wersji (o ile w teatrze mozna
o takich mowic¢) z wczesniejszymi - pokazywanymi w ramach poprzednie;
odstony jako czytania (mam na mysli Cudownych rodzicow, Szpiega z Krainy
Gtuchych czy Meltdown). Powtérne obcowanie z tymi samymi historiami,
opowiedzianymi na nowo, w bardziej rozbudowany sposob, pozwala widzowi
dostrzec to, co wczesniej mogto mu umknac, a takze zastanowié sie nad
procesami, jakim podlega scenariusz dokumentalny w drodze do peinej

inscenizacji.



Wydarzenia takie jak te przypominaja, ze teatr - w tym przypadku
dokumentalny: nie zawsze powstajacy metoda verbatim, lecz niezmiennie
skupiony na realnych problemach konkretnych oséb i grup spotecznych -
potrafi zmienia¢ perspektywe ogladajacego oraz uwrazliwia¢ na potrzeby i
krzywde drugiego cztowieka. Wszystkie zaprezentowane przedstawienia i
performanse stanowity probe wytracenia odbiorcy z jego przyzwyczajen i
naktonienia go do spojrzenia na dany problem z innej strony. Opowiesci o
wojnie i migracji w spektaklach teatru GAS zostaly osadzone w przezyciach
wykonawcéw - podobnie jak relacja Ziemilskiego z choroby czy Szpieg z
Krainy Gtuchych. W pozostatych przedstawieniach aktorzy i aktorki stali sie
,powiernikami” historii innych osob - historii rzadko opowiadanych, z
réznych powodow przemilczanych lub nieobecnych w mainstreamie.
Dzialania polegajace na nadawaniu widzialnosci pokrzywdzonym lub
wykluczonym staly sie zreszta immanentna cecha Teatru na Faktach -

jakoscia, ktora wyroznia wroctawski projekt i czyni go spotecznie waznym.
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