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Dotyk konca

Katarzyna Kmiecik

Komuna Warszawa
Sublime

choreografia i wykonanie: Karolina Kraczkowska, dramaturgia: Ramona Nagabczynska,
rezyseria swiatel: Pawet Bownik, scenografia i kostiumy: Wiktoria Walendzik

premiera: 3 paZzdziernika 2025

The End

koncepcja, choreografia, performans: Magda Jedra, Kasia Kania, muzyka, teksty piosenek,
performans: Nagrobki (Maciej Salamon, Adam Witkowski), dramaturgia i tekst piosenki
Rozczarowanie: Anka Herbut, kostiumy i scenografia: Marta Szypulska, rezyseria swiatet:
Jedrzej Jecikowski

premiera: 29 pazdziernika 2025

Nowy sezon w Komunie Warszawa otworzyly dwie choreograficzne premiery:
Sublime Karoliny Kraczkowskiej - intymne solo o wzniostosci, czyli emocji,

ktora zachwyca i boli jednoczesnie, oraz The End Magdy Jedry i Kasi Kani,



performans o utracie i oswajaniu tego, co nieuchronne. Oba spektakle, cho¢
rézne w estetyce, formie i rytmie, splataja sie w pytaniu o to, co pozostaje w

ciele po koncu - wzruszenia, wysitku, przemiany.

Wznioslosc w ciele

Karolina Kraczkowska siedzi na krzesle, z gtlowa pochylona w dét. Jej wlosy
opadaja swobodnie, zastaniajac twarz. Swiatlo delikatnie omiata sylwetke,
jakby wahato sie, czy ujawni¢ obecnos¢ performerki. W ciszy i bezruchu czuc
napiecie, jakby ciato zaraz miato zosta¢ porazone impulsem. To moment
zawieszenia, w ktdrym jeszcze nic sie nie wydarzyto, ale wszystko juz drga
pod powierzchnia. Potem cialo zaczyna sie poruszac¢ niepewnie,
szarpnieciami, jakby reagowato na niewidzialne bodzce. W spektaklu
Kraczkowska podejmuje dialog z kategorig wzniostosci, rozumiana jako
doswiadczenie wywotujace jednoczesnie poczucie znajomosci i
nieznajomosci, momenty napiecia, ktore destabilizuja nasze zwykle
odczytywanie rzeczywistosci i kontrastuja piekno z wysublimowaniem. Ciato
staje sie w tej wzniostosci, a jednoczesnie jg uziemia. Ruchy performerki
oscyluja przez caly czas miedzy powolnym, niemal medytacyjnym gestem a
gwaltownym staccato - powtarzanym, jakby probujacym wyrwac sie z ciata.
Wydaje sie, ze caly performans opiera sie na napieciu pomiedzy podmiotem a
przedmiotem, miedzy tym, co kontrolowane, a tym, co wymyka sie
strukturze. Glos choreografki powracajacy w formie monologu dziata jak ni¢

spajajaca spektakl, a jednoczesnie utrzymuje catos¢ w nieustannym ruchu.

Opowiesé Kraczkowskiej jest fragmentaryczna i refleksyjna. To pulsujacy
strumien afektdw, ktére uruchamiaja sie w reakcji na wtasne ciato i jego
doswiadczanie, spleciony z myslami dotyczacymi leku, zachwytu i chwil

bezradnosci. Afekty pojawiaja sie tu jako impulsy, ktére inicjuja refleksje, a



mysli - jako proba ich uporzadkowania. Monolog zawiera pytania,
skojarzenia i zdania wyrwane z codziennosci, tworzac wielowarstwowy zapis
wewnetrznego procesu. Wszystko to ma wciagna¢ widza w bezposrednie
wspotodczuwanie stanu performerki. Kraczkowska na scenie jest
jednoczesnie soba i ikong. Bada granice wlasnego ciata i jego mozliwosci,
eksplorujac zaréwno fizyczng wytrzymatosé, jak i subtelnosé ruchu. Jednym z
gtéwnych tematéw spektaklu jest doswiadczenie kobiecosci, ktore

w Sublime bezposrednio wigze sie z kategoria wzniostosci. Wzniostos¢é nie
jest tu monumentalnym gestem, lecz napieciem pomiedzy tym, co kulturowo
przypisane kobietom: delikatnoscia, estetyzacja emocji, ,pieknym
przezywaniem bolu” a tym, co realne, cielesne i nieuporzadkowane. Spektakl
konfrontuje widza z pytaniem, czy nie nauczyliSmy sie zbyt tatwo
przyjmowac ,,akceptowalnych” sposobdw przezywania silnych emocii,
szczegOlnie w przypadku kobiet. Kraczkowska rozbraja te kulturowe klisze:
zamiast dekoracyjnej melancholii pokazuje afekt, ktéry wymyka sie kontroli.
Wzniostos¢ wytania sie wlasnie w tym peknieciu. W momencie, gdy
estetyzowana kobiecos¢ zostaje odstonieta jako konstrukcja, a emocja

ujawnia sie w swojej pelnej, nieupiekszonej intensywnosci.

Kraczkowska ucielesnia napiecie miedzy ulegtoscia a dominacjg. Przemierza
scene, upada i podnosi sie w zapetlajacych sie cyklach ruchéw. Jej ciato
powtarza gesty opisane wczesniej - od powolnych, medytacyjnych unoszen
po gwaltowne szarpniecia. Spektakl angazuje sie rowniez w refleksje nad
uniwersalnym doswiadczeniem bycia w Swiecie, ktory oczekuje od nas nie
tylko nieustannej kontroli, ale i ekspresyjnosci. Artystka pokazuje, jak ciato
staje sie zarowno narzedziem ekspresji, jak i miejscem napie¢ wynikajacych z
koniecznosci godzenia tego, co wewnetrzne i somatyczne, z tym, co narzuca
otoczenie. To napiecia miedzy spontanicznym afektem a kulturowo

oczekiwanym sposobem jego wyrazania, miedzy prywatnym doswiadczeniem



a spotecznym wizerunkiem, a takze miedzy tym, co cialo komunikuje, a tym,

co chciatoby sie ukry¢ lub podporzadkowaé¢ normom.

Scenografia sktada sie z fotela Poodle projektu Mateusza Sipiory,
przypominajacego przystrzyzonego pudla, oraz stotu, ktorego blat ksztattem
przywodzi na mysl serce. Najbardziej znaczacym elementem jest wyrastajace
ze stolu pnacze - todyga unoszaca sie ku gdrze, zawracajaca, opadajaca i
ponownie wznoszgca sie w parabolicznym ruchu. Jej cyklicznosé i
wewnetrzne napiecie mozna odczytac jako metafore samej bohaterki, ktorej
ciato rowniez nieustannie podejmuje wysitek: wzrasta, zatamuje sie i
powraca do ruchu. To nie tyle odrodzenie, ile powtarzajacy sie impuls do

ponownego podjecia dziatania.

Wzniostos¢ spektaklu Kraczkowskiej nie polega na osiagnieciu gotowego
spetnienia - nie chodzi o efektowny finatl, punkt kulminacyjny ani estetyczne
,Zadowolenie” widza - lecz na trwaniu w nieustannej probie, w akcie
ciggtego mierzenia sie z wltasnym ciezarem i pragnieniem ruchu, obecnosci,
ekspresji. Nie jest tu wazne sceniczne piekno; wzniostos¢ wytania sie z ciala,
ktore walczy z grawitacja i ograniczeniami materii, ktore testuje granice
wlasnych mozliwosci. Kraczkowska pokazuje wzniostos¢ jako doswiadczenie
intensywnej obecnosci - graniczne napiecie miedzy petna kontrola a
nieuchronnym chaosem ruchu. Jej ciato, niczym porazone pradem, wchodzi w
relacje z przestrzenia, scenografia i widzem, nieustannie balansujac miedzy
tym, co zamierzone, a tym, co wymyka sie spod kontroli. Moment krzyku jest
punktem granicznym, w ktorym bohaterka traci kontakt ze soba i wtasnymi
emocjami. Po tym wybuchu charakter monologu zmienia sie - ton staje sie
bardziej napiety, gtos mocniejszy, wyraznie modulowany, a stowa, czesto
powtarzane lub wykrzykiwane, zyskuja dramatyczna wage, uwydatniajac

intensywnos¢ przezywanych emocji. Jednoczesnie ruch performerki



przyspiesza. Kraczkowska zrzuca krzesto, przesuwa stét, jakby fizycznie
ksztattujac przestrzen wokot siebie i podkreslajac echo naplywajacych

afektow.

Jej ciato, dotad wolniejsze i rytualne, teraz porusza sie gwattownie,
powtarzajac wczesniej wykonywane gesty - wycigganie rak ku gorze,
uderzenia dtonia w poditoge, gwattowne skrety tutowia - ale w
przyspieszonym tempie. Cien bohaterki, rzucany na sciane, zdaje sie

podwajaé, tworzac nowgq, niejednoznaczna postac.

Swiatto w Sublime, opracowane przez Pawla Bownika, nie jest jedynie
elementem technicznym - to osobny, zywy byt. Artysta, znany z pracy z
fotografia, wprowadzit na scene wtasny obiekt: lampe-rzezbe, ktéra ozywia
jego fotograficzny jezyk w przestrzeni teatralnej. Konstrukcja lamp o réoznym
charakterze i kierunku swiatta nie tylko modeluje ciato Kraczkowskiej, lecz
takze tworzy z nim wizualny dialog. Swiatto raz wydobywa ciato z ciemnosci,
raz pochtania, budujac napiecie miedzy jego materialnoscia a ulotnoscia
obrazu. Obiekt staje sie posrednikiem - przypomina o zZrddle swiatta, o akcie
patrzenia i o samej naturze percepcji. To nie scenografia w tradycyjnym
sensie, lecz swietlny byt, ktory uczestniczy w ruchu performerki, wptywajac

na postrzeganie ciata i ksztattujac dramaturgie przestrzeni.

Kostium performerki - jasnoniebieska sukienka o prostej, funkcjonalnej
formie - stanowi wizualne dopeknienie jej emocjonalnej i cielesnej podrézy.
Gdy Kraczkowska zwija sie jak z bdlu, materiat stroju zdaje sie kurczy¢, jakby
reagujac na intensywnos¢ przezywanego afektu. Jego prostota i faktura
przywodza na mysl cienka, przezroczysta reklamowke, ktora zmniejsza sie
pod wplywem ciepta. Ten obraz materialnego napiecia staje sie metafora
wewnetrznego skurczu, procesu, w ktérym ciato i emocja stapiaja sie w

jedno. Scenografie i kostiumy zaprojektowata Wiktoria Walendzik, ktorej



praca subtelnie dopetnita ruch i swiatto, wspottworzac atmosfere ptynnego

przeptywu ciata, Swiatta i przestrzeni sceniczne;j.

Koniec i wolnos¢ w nadmuchanych

kostiumach

Spektakl The End Magdy Jedry i Kasi Kani, wspdttworzony z zespotem
Nagrobki, opowiada o bolesnym rozczarowaniu i probach pogodzenia sie z z
nieuchronnym koncem. Choc¢ jego struktura pozostaje otwarta, wyraznie
wyczuwalny jest rytm opowiesci o stracie i poszukiwaniu réwnowagi. Scene
wypelniaja dmuchane obiekty o réznych ksztattach i kolorach: orka, tabedz,
rézowe skrzydta, a takze kota i poduszki, ktére wygladaja jak porzucone na
plazy lub opuszczonym placu zabaw. Przypominaja dzieciece zabawki,
przywotujac echo beztroskiej fantazji, ktora zostata juz utracona.
Performerki i performerzy ubrani sa w dmuchane kostiumy. Kamizelki i
kurtki wykonane z lateksu i gumy powoli traca powietrze, flaczeja, staja sie
smutne i nieporadne. Razem z nimi opadaja sceniczne obiekty, tworzac obraz
przemijania i utraty dawnej radosci. Mozna by je jeszcze nadmuchac, ale
wydaja sie juz zmeczone, jakby same poddawaly sie sile czasu. I czy w ogdle

warto, skoro koniec i tak przyjdzie?

Spektakl rozpoczyna sie spokojnie, tworczynie i tworcy wprowadzaja widza
w delikatny, wyczekujacy nastrdj. Performerki w dmuchancach oraz muzycy,
Maciej Salamon i Adam Witkowski, poruszaja sie powoli i jednoczesnie graja
na instrumentach, wypracowujac wspolny rytm. Po jakims$ czasie zaczynaja
wypuszczaC powietrze z kostiuméw, a muzyka laczy sie z tym dzwiekiem,
tworzac pulsujaca, rytmiczna dynamike sceny. Salamon i Witkowski coraz

mocniej angazuja sie w gre, wykorzystujac instrumenty do podkreslenia



wybuchowej, punkowej ekspresji performerow. Pojawia sie Smiech, narasta
intensywnosc. Ruchy staja sie gwaltowniejsze, ciala reaguja w pelni na
energie sceny. To moment uwolnienia, w ktorym wszelkie wczesniejsze
napiecia i narzucone ramy zostaja odrzucone, a performerki i performerzy
odzyskuja przestrzen dla swobodnej ekspresji. Z czasem energia zaczyna sie
organizowac, performerki zdejmuja z siebie dmuchance, jakby zrzucaty
warstwe sztucznosci i uwalniaty sie od narzuconych form, préobujac wydostac

sie z ograniczen wtasnej roli sceniczne;j.

W spektaklu obecny jest lament, ktory przenika cala strukture dziatania
performerdw. Nie jest to jedynie aspekt muzyczny - piosenki Nagrobkow
maja forme lamentdw, a performerzy czesto wykonuja gesty lamentacyjne:
opadanie ciala, wyciaganie rak, powolne wzdychanie, ktore w polaczeniu z
dZzwiekiem sprawiaja wrazenie ciagtego przenikania smutku i napiecia. Gest
zdejmowania nadmuchanych kostiumow staje sie metafora uwalniania sie od
narzuconych form i ograniczen, a dZzwiek uchodzacego powietrza znakomicie
sygnalizuje ulotnosc¢ i przemijanie. Szum wypelniajacy przestrzen i rytm
dziatan performeréw dziata jak komentarz do wspétczesnej egzystencii:
nawet w momentach rozluZnienia, Smiechu czy zabawy ciato i emocje
pozostaja naznaczone presja - wynikajaca zaréwno z wymogow
synchronizacji i kontrolowania scenicznych obiektow, jak i z symbolicznego
ciezaru oczekiwan spotecznych. Lament w tym kontekscie nie jest jedynie
zatobny: symbolizuje kondycje wspétczesnego cztowieka zyjacego w kulturze
nadmiaru, w rytmie nieustannych wymagan i stymulacji, w ktérej rados¢ i

zabawa sg splecione z poczuciem obowiagzku i nieustannego wysitku.

Wciaz mysle o tym, dlaczego jako dziecko tak rzadko korzystatam z
dmuchancow. Po czesci to wlasnie The End obudzit we mnie te nostalgie, ale

nie za konkretnym przedmiotem, a za niespetniona mozliwoscia. W kulturze



kapitalizmu uczymy sie, ze kazdy koniec powinien mie¢ pozytywne
rozwigzanie, szczesliwe zakonczenie, ktore oswaja strate. Tymczasem
spektakl Jedry i Kani rozbraja ten mit, pokazujac, ze koniec moze byc¢ po
prostu koncem - nie tragedia i nie katharsis, ale chwilg bezsensu, ktéra tez

ma prawo istniec.

Z chaosu dzwiekow i cichngcych ruchéw wytania sie refleksja nad
wspolczesnym wyobrazeniem szczescia, ktore obiecuje sukces i perfekcyjne
zakonczenie, a w rzeczywistosci czesto zastania zwykte, codzienne
doswiadczenia i materialnosé zycia. W potowie spektaklu nastepuje
przetamanie: cisza, w ktorej jedna z performerek zaczyna wymieniaé
przedmioty z przestrzeni: ,siwe wtosy Adama”, ,jego dlonie trzymajgce patki
perkusyjne”, ,stél”. Ten prosty, niemal rytualny gest przywraca fizyczna
obecnos¢ rzeczy, ktore zwykle ging w nattoku oczekiwan i narracji o
sukcesie. Pojawia sie tez cien anhedonii - niemoznosci petnego odczuwania
przyjemnosci. Nie jest ona werbalizowana, lecz zawarta w ruchu: w tej
sekwencji choreograficznej Jedra i Kania podnosza sie i upadaja - najpierw
jedna, potem druga. Gdy jedna upada, druga probuje ja podnies¢,
podtrzymadé, ale potem sama bezwtadnie pada na podtoge. Ruchy te
powtarzaja sie w kétko, tworzac obraz zawieszenia miedzy pragnieniem
radosci a ograniczeniami ciata i emocji, miedzy wolnoscia a niemoznoscia
pelnego jej przezycia. Ten powtarzalny cykl staje sie metafora napiecia

miedzy pragnieniem zycia a jego rzeczywistymi ograniczeniami.

W finale Jedra i Kania ponownie tworza duet o wspdétistnieniu i kruchosci. Ich
ruch staje sie prostszy, bardziej ludzki, jakby przeszly przez koniec i znalazty
sie po jego drugiej stronie, juz nie w sprzeciwie, ale w zgodzie. Ich ruchy
splataja sie w rytuale wspotistnienia: gdy jedna wstaje, druga sie przewraca,

gdy jedna podnosi, druga pomaga. W tym cielesnym dialogu mozna dostrzec



antropologiczng opowiesc o zaleznosci, o wspdlnocie w obliczu konca, o
kruchosci ciata, ktore jest jednoczesnie zZrédtem zycia i jego ograniczeniem.
Kilkakrotnie powtarza sie wers: ,Miat by¢ orzet, a jak zwykle wypada
reszka”. Performans nie oferuje happy endu. Zamiast tego proponuje cos
bardziej ludzkiego: pogodzenie sie z przypadkiem, z koncem, z
niedoskonatosciag. Moze wiec miedzy mechanizmem zaprzeczania a
katastroficznym oczekiwaniem istnieje jeszcze inna opcja - taka, ktora
pozwala pozostac z koncem, nie uciekac przed nim, lecz zobaczy¢ w nim

mozliwos¢ poczatku.
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