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Duras reaktywacja

Justyna Landorf

Odéon-Théatre de 1'Europe w Paryzu
Musée Duras

rezyseria i scenografia: Julien Gosselin, dramaturgia: Eddy D'aranjo, wspolpraca wideo:
Pierre Martin Oriol, muzyka: Guillaume Bachelé i Maxence Vandevelde

premiera: 9 listopada 2025

Punktualnie o godzinie dziesiatej rano w Ateliers Berthier (drugiej sali teatru
Odéon) rozpoczyna sie pokaz niezwykltego projektu Juliena Gosselina.
Muzeum Duras przygotowane przez rezysera, a zarazem dyrektora teatru to
spektakl dyplomowy absolwentow rocznika 2025 paryskiej akademii
teatralnej (Conservatoire national supérieur d’art dramatique de Paris),
zaprezentowany wczesniej na festiwalu Wiener Festwochen jako rodzaj

sprawdzianu przed listopadowa premiera we francuskiej stolicy.

Wnetrze przypomina hale - to dtuga, pusta, biata sala z wysokimi trybunami



po obu stronach dla gromadzacej sie widowni. Nad nimi umieszczono
ogromne panoramiczne ekrany. Sale zamyka z jednej strony wysoka Sciana, z
drugiej rodzaj przeszklonego kontenera. Swiatlo jest mocno przyttumione,
scene wypekia gesty dym oraz gtosna, ztowieszcza muzyka miksowana na
zywo (Guillaume Bachelé i Maxence Vandevelde). Mechaniczny gtos
nakazuje publicznosci potozenie sie na scenie (na co niektorzy chetnie
przystaja), jednoczesnie na ekranach pulsuje napis: Lay down!. Rozpoczyna
sie monolog zaczerpniety z utworu Marguerite Duras L’homme assis dans le
couloir (Mezczyzna siedzgcy w korytarzu). Wypowiadajaca go aktorka
(Founémoussou Sissoko), krazaca miedzy lezacymi ciatami, bez ostrzezenia
wprowadza nas w obsesje i motywy charakterystyczne dla tworczosci pisarki
- przemoc, kwestie pozadania, relacje seksualnego podporzadkowania,
obsesje Smierci. Krétkie i trudne do sklasyfikowania opowiadanie oscyluje
miedzy narracjg, poetycka proza a zmystowym doswiadczeniem i ma
wyraznie pornograficzny charakter (czytelne inspiracje Bataille’em). To
historia tytutowego mezczyzny oraz kobiety (zony, partnerki?), lezacej
poczatkowo na Sciezce obok domu, w ktorym znajduje sie obserwujacy ja
mezczyzna. Nastepuje gwalttowne zblizenie (szczegdtowo opisane przez
autorke, nie wylaczajac fellatio, przy czym jezyk Duras pozostaje jak
najdalszy od wulgarnosci), nastepnie relacja stopniowo przeradza sie w
przemoc fizyczng (na zyczenie kobiety). Wszystko to opowiadane jest z
pozycji narratora, ktory jest swiadkiem (?) brutalnego seksu, zakonczonego
(prawdopodobnie) Smiercia kobiety. W trakcie hipnotycznego wystepu
mtodej artystki na ekranach pojawiaja sie ironiczne napisy ,zatkaj uszy”,

»,Zamknij oczy” oraz wielokrotnie wyswietlane stowo ,porno”.

To odwazne zanurzenie sie w estetyke Duras jest zapowiedzia kierunku, w
jakim podazy projekt Juliena Gosselina. Wraz z aktorka publicznosé siedzaca

na trybunach zamienia sie w obserwatora-podgladacza, kierujac wzrok na



tych, ktérzy zdecydowali sie wystawi¢ swoje ciata na widok. Kwestionowanie
spojrzenia przewija sie przez caty spektakl - dzieki obustronnej przestrzeni
(a wlasciwie czterostronnej, bo widzowie w trakcie kolejnych scen
nieustannie zmieniaja miejsca, rowniez na te z boku sali), poprzez patrzenie
z roznych perspektyw (widzowie moga lezec, siedzie¢ na podtodze lub
krzestach, a na koncu sta¢ niczym na koncercie), oraz za sprawa aktoréw
zmieniajgcych sie w operatorow kamery, ,rezyserujacych” i ogladajacych

uczestnikow wydarzenia.

Julien Gosselin to tworca znany dtugich adaptacji wielkich dziet literackich
(jak chocéby potaczenia trzech powiesci Dona DeLillo, 2666 Roberta Bolaio,
czy Wymazywania Thomasa Bernharda, przedstawien trwajacych
odpowiednio dwanascie, ponad dziewie¢ oraz ,zaledwie” pieé¢ godzin). Jego
styl czesto nawigzuje do estetyki filmowej (teatr Gosselina nazywany jest
niekiedy nieco ztosliwie kinem; na marginesie - w 2021 roku w Théatre
National de Strasbourg tworca wyrezyserowat, a nastepnie sfilmowat
Dekalog inspirowany cyklem Krzysztofa Kieslowskiego). Rezyser lubi
operowac wyrazistymi srodkami scenicznymi: wielkie ekrany, ujecia na zywo,
zblizenia twarzy, stroboskopy, dym, gtosna muzyka elektroniczna. Tym
razem polaczyt je z performansem, bliska fizyczna obecnoscia aktoréw,
zaproszeniem widzéw do wspétudziatu w spektaklu, co w teatrze francuskim
jest nieczeste (wedlug stow samego rezysera, teatr francuski jest w zasadzie
konserwatywny, oparty na ,dziedzictwie”). W interesujacej rozmowie
zamieszczonej w programie teatralnym Gosselin odnosi sie do tytutu
spektaklu, do tworczosci Duras i ogolnie do literatury, a zwlaszcza do kwestii
czytania. Co ciekawe, deklaruje, ze nie przepada za kinem (jednoczesnie
stosujac narzedzia filmowe), natomiast czytanie jest dla niego naturalng
czynnoscia, nienarzucajaca zamknietej formy - ksigzki mozna czytac

praktycznie wszedzie, przez pare minut lub pare godzin, utozsamiajgc sie



przez chwile z literackimi postaciami.

Struktura spektaklu odzwierciedla bliskie rezyserowi doswiadczenie
czytelnicze, pozostawiajac widzom wybor w kwestii jego odbioru -
przedstawienie podzielone jest na dwugodzinne bloki, ktére mozna obejrzeé
osobno badz w catosci. Pomyst, aby spektakl teatralny trwat dziesie¢ godzin,
wydaje sie karkotomny, ale twdorca umiejetnie zaprojektowal swoje
przedsiewziecie. Kazdy blok sktada sie z dwdch lub trzech adaptacii,
trwajacych od dwudziestu minut do godziny i przeplatanych
dziesieciominutowymi przerwami odmierzanymi przez timer na ekranie. Te
krotkie pauzy daja mozliwos¢ zaczerpniecia oddechu, ale wyzwalaja tez w
widzu pewien rodzaj napiecia, aby zdazyé na kolejna sekwencje badz poddac
sie i opuscic studio Berthier, ewentualnie wréci¢ w innym terminie. Tylko ze
program teatralny nie precyzuje, ktore teksty sa wystawiane (adaptacje
utworow francuskiej pisarki okresla sie jako bez tytutu #1, #2 itd.,
poznajemy je dopiero w trakcie trwania pokazéw). Ten wymowny gest
sktania do postrzegania Muzeum Duras jako jednolitej catosci, ignorujacej
indywidualne gusta czy zainteresowanie konkretnymi tekstami. Dzieje sie tak
w zgodzie z mysla autorki, pochodzaca z jednego z prezentowanych tekstow,
Wystawy malarstwa: ,Nie chciatby, zeby warto$¢ obrazow wynikata z
poréwnywania ich miedzy soba. Pragnatby porzadku naturalnego, w ktérym
kazdy obraz znalazlby sie w réwnorzednej pozycji na scianach

wystawy” (Duras, 1993, s. 107). Po zobaczeniu catosci sktaniam sie ku mysli,
ze dopiero obejrzenie wszystkich spektakli jednego dnia pozwala docenic

rozmach tego niezwyktego projektu.

Muzeum zaprojektowane przez Gosselina to jedenascie oddzielnych spektakli
na podstawie co najmniej dwunastu tekstow Marguerite Duras powstatych

miedzy 1959 a 1988 rokiem. Adaptacje te prezentuja eklektyczna twdrczosc¢



francuskiej pisarki - jak powiesci (uhonorowany Nagroda Goncourtéw
Kochanek, a takze Chory na smierc i Bol oraz, niettumaczone na jezyk polski,
L’Homme assis dans le couloir i La Musica deuxieme), sztuki teatralne
(Savannah Bay, Suzanna Andler, L’Amante anglaise), scenariusze i filmy
(Hiroszima, moja mitos¢, L’Homme atlantique) oraz teksty krytyczne (Le

Théatre, Wystawa malarstwa).

Jakkolwiek rozumie¢ termin muzeum (w kontekscie wypowiedzi na temat
kondycji francuskiego teatru, tytul Gosselina jest mata prowokacja), to
twdrca w przewrotny sposob potaczyt efemeryczng sztuke, jaka jest spektakl
teatralny, jednoczesnie sktadajac hotd (cho¢ nie balwochwalczy) dzietom
Duras i oczywiscie samej literaturze. Zgromadzit kolekcje dziet i udostepnit
ja publicznosci (wedtug rezysera ,wystawa” moze sie zmienié¢ - w przysztosci
mogaq zosta¢ dodane inne utwory pisarki) w efektownej, nowoczesnej formie,
ale bez ingerencji czy proby odczytania ich z dzisiejszej, ,madrzejszej”
perspektywy. Gosselin nie stara sie zmienia¢ sensu wypowiedzi twdrczyni,
nie pomija ani nie tagodzi niewygodnych watkéw, ktore dla czesci widowni,
zwlaszcza tej najmtodszej, moga by problematyczne - pojawia sie kwestia
kolonializmu, wojenne echa Holokaustu oraz zrzucenie bomby atomowej,
gwalt, dziecieca prostytucja, Smier¢, a na dodatek na scenie pokazywane sa
wylacznie heteroseksualne relacje, o wyraznie mieszczanskim,

konwencjonalnym charakterze.

Sama Duras znana byta, oglednie rzecz biorac, z osobliwego stosunku do
homoseksualnosci (cho¢ jej ostatnim partnerem byt nieheteroseksualny Yann
Andréa). W jej tekscie MezZczyzni pada wiele dziwacznych kwestii na temat
obu orientacji, nie brakuje tez atakéw na Rolanda Barthes’a (,Pisarz, ktory
nie miat kobiet, ktory nigdy ich nie dotykat, [...] myli sie, jesli sadzi, ze jest

pisarzem z prawdziwego zdarzenia” - Duras, 1993, s. 299). Z drugiej strony



mozna podziwiaC otwartos¢, z jaka pisarka traktowata kobieca seksualnos¢
oraz jej odwage w bronieniu prawa kobiet do decydowania o wlasnym ciele.
W 1971 roku na tamach magazynu , Le Nouvel Observateur” ukazat sie tak
zwany Manifest 343 postulujacy wolny dostep do srodkow
antykoncepcyjnych oraz prawo do aborcji, w ktorym to znane kobiety (w tym
pisarka) deklarowaty usuniecie cigzy oraz ,dopominaty sie” kary za swoje
obywatelskie niepostuszenstwo (aborcja w owym czasie byta we Francji
penalizowana). Sygnatariuszki petycji zostaty obrzucone inwektywami, a sam
tekst nazywano ,manifestem 343 suk” (lub dziwek) (Ile manifeste des 343

salopes).

Twdrczos¢ pisarki wzbudzata wiele kontrowersji wsréd czytelnikow (obecnie
chyba mato kto zna jej utwory), gromadzac zaréwno zagorzatych
zwolennikow, jak i przeciwnikéw. Wsrdd tych ostatnich dzieta Duras czesto
uwazane sg za ,nudne i sentymentalne” albo przeciwnie - za ,,hermetyczne i
przeintelektualizowane” (Ledwina, 2016, s. 77). Julien Gosselin pozwala
widzom na wyrobienie sobie wlasnej opinii na ten temat. By¢ moze po
obejrzeniu przedstawienia czes¢ z nich zmieni zdanie, by¢ moze niektérzy po
raz pierwszy siegna po jej ksigzki i docenia ich kunsztowny styl oraz poetycki
jezyk. Zacheta na pewno jest wystep mtodych aktoréw prezentujacych stowa
Duras. To bowiem ich kreacje sg prawdziwym atutem spektaklu Gosselina -
zarliwosé, energia, pasja i zaangazowanie, jaka prezentuja na scenie ci
mtodzi ludzie, jest po prostu porywajaca. Uderzajace jest, ze swiezo
upieczeni aktorzy, z calq ich przebojowoscia i buntowniczym duchem, sa

absolwentami Konserwatorium.

Nie wszystkie spektakle zrobity na mnie jednakowe wrazenie - zmeczyt mnie
patos i szalenstwo Suzanny Andler, sztuki, ktéra sama pisarka nazwala

,bulwarowym wyzwaniem”, czy Muzyki drugiej (La Musica deuxieme)



wspomaganej obecnoscia dojrzatego aktora, z nieustannym odpychaniem
(réwniez fizycznym) i przycigganiem sie dwojga aktoréw. Nie zachwycit
wystep w Savannah Bay, dla mnie najbardziej ,szkolny”, przypominajacy, ze
mamy do czynienia z aktorskim dyplomem (wystep ten z kolei bardzo
spodobat sie francuskim krytykom). Za to zaskoczyt mnie rozwigzaniem:
spektakl konczy sie morderstwem na szpitalnym t6zku (chora Madeleine
zostaje uduszona poduszka przez odwiedzajaca ja Mtoda Kobiete).
Podziwiam jednak adaptacje i rezyserie Juliena Gosselina, a takze udziat
niedawnych adeptéw sztuki w tym niezwykle wymagajacym projekcie. Mimo
ze sklada sie on gtownie z monologéw lub dialogéw dwoch oséb, to nikt z
obsady ani przez chwile nie opuszcza sceny - wykonawcy asystuja sobie
wzajemnie, zmieniaja dekoracje oraz rejestruja kamera kolejne sekwencje.
Mtodzi ludzie z definicji maja sporo sil, a jednak ten dziesieciogodzinny
spektakl grany bez przerwy przez wiele dni z rzedu to wyczerpujace zadanie

i nalezy je docenic.

Muzeum, w ktorym Gosselin zgromadzit utwory Duras, materializuje sie w
ascetycznej scenografii nawiazujacej do charakterystycznej szaty graficznej
jej ksiazek wydawanych przez wydawnictwo Les Editions de Minuit (rodzaj
biatego pudetka otaczajacego czarna czcionke). Ale i w bezposrednich
odniesieniach, kiedy to akcja sceniczna odbywa sie w muzeum lub gdy
pojawia sie sama pisarka, w jej utrwalonym, ikonicznym wizerunku, a
nastepnie staje sie bohaterka performansu, oraz w trakcie czytania
pojawiajacych sie napisow niczym deskrypcji muzealnych obiektéw.
Dochodzi do tego jeszcze kwestia pamieci, tak silnie obecnej w twdrczosci

pisarki - co nalezy pamietac, a o czym powinno sie zapomniec¢?

Wspomniany juz Kochanek to chyba najbardziej znana powies¢ Duras

(réwniez za sprawa ekranizacji Jacques’a Audiarda), przetozona na ponad



czterdziesci jezykdw. W tym autobiograficznym tekscie pisarka opowiada o
swoim dziecinstwie spedzonym w Indochinach, naznaczonym ubdstwem oraz
przemoca ze strony brata i matki oraz o skandalizujacej relacji pietnastolatki
z dwukrotnie od niej starszym Chinczykiem. Duras opisuje swoj budzacy
watpliwosci zwigzek naznaczony réznicami klasowymi i rasowymi, w ktorym
mitos$¢ i prostytucja sa nie do odrdznienia (pomimo pozornej inicjatywy
gtéwnej bohaterki i przy cichym wspotudziale matki, godzacej sie na zwiazek
dziecka z bogatym dziedzicem, mogacym zapewnic lepszy byt
spauperyzowanej rodzinie francuskich kolonizatorow). Fascynujacy jest
wystep ciemnoskdrej Alice Da Luz Gomes w roli bialtej (egzotycznej w tamtej
rzeczywistosci) bohaterki. Ubrana w biaty dres i zaopatrzona w mikrofon,
sunie poprzez scene w dziwnym ni to tancu, ni to jakiejs zaburzonej
choreografii, podciagajac co chwile opadajace, zbyt luZzne spodnie, posréd
dymu i czerwonego Swiatta. Prowokuje widzow powracajaca fraza: ,musze
jeszcze dodaé, ze mam lat pietnascie i pét”, histerycznym, zawodzacym
gtosem oraz dzieciecym wygladem, niczym z opisu Duras: ,Ciatlo mam
szczupte, prawie chude, piersi jeszcze dziecinne, umalowana jestem w
kolorach blador6zowym i czerwonym” (Duras, 1989, s. 19). Przywotuje swoje
pierwsze doswiadczenie seksualne, mitos¢ do mezczyzny i nieodwracalna
utrate nie tylko niewinnosci, ale i mtodosci, jak gdyby wystepek od razu
zmieniat rysy twarzy, ale w zamian wytyczat literacka przysztosc
(,upewnitam sie co do samej siebie, osiggnetam zasadnicza i najgtebsza

pewnosé, Swiadomosc, ze bede pisac” (tamze, s. 57).

Tymczasem ekranowy zegar odmierza kolejne dziesie¢ minut przerwy, w
trakcie ktorych aktorzy btyskawicznie zmieniaja dekoracje. I znowu czesé
widzOow przenosi sie na scene, aby tym razem towarzyszyé Ricie
Benmannana w jej wyznaniu, bedacym fragmentem tekstu Chory na smier¢.

Mezczyzna placi za dysponowanie ciatem kobiety, dopoki pozna je i by¢ moze



,pokocha”, okazuje sie jednak niezdolny do mitosci, a kobieta w konicu
odchodzi. Widzowie wraz z aktorami, niczym w poczekalni dworcowej (?),
siedzg tuz obok siebie, tuz obok aktorki, i w napieciu stuchaja jej
przejmujacego monologu (stuchanego i nagrywanego przez inng
wykonawczynie, by¢ moze dziennikarke lub pisarke) o cztowieku trawionym
przez samotnosc¢ i skazanym na kleske, bo, jak to trafnie ujeta Renata Lis w
postowiu do Chorego na smier¢, ,,Smier¢ okazuje sie rewersem mitosci”
(1997, s. 73).

Francusko-japonski dramat filmowy Hiroszima, moja mitos¢ (Hiroshima mon
amour) z 1959 roku w rezyserii Alaina Resnais zostat zrealizowany na
podstawie scenariusza Duras. Parenascie lat po zakonczeniu wojny
francuska aktorka jedzie do Hiroszimy, aby nakreci¢ film o pokoju. Spotyka
mtodego Japonczyka, z ktorym spedza noc. Opowiada mu o swojej mitosci do
niemieckiego zotierza, ktory zginat podczas wyzwolenia, i o karze, jaka
poniosta za sypianie z wrogiem - publicznym goleniu gtowy i
wielotygodniowym uwiezieniu w piwnicy. Jej wspomnienia z rodzinnego
Nevers mieszaja sie z przezyciami mezczyzny, ktory stracit rodzicow w
wybuchu bomby atomowej. W filmie Resnais aktorzy szepcza, u Gosselina
jest to gléwnie krzyk oraz Spiew przetworzony przez zgrzytliwy wokoder
(syntezator nadajacy ludzkiemu gtosowi ,robotyczne” brzmienie). Kobieta
(dojrzata kreacja Violette Grimaud) opowiada o swoich wizytach w muzeum
upamietniajacym ofiary Hiroszimy, a my jestesmy jego czescig. Kamera
wolno przesuwa sie, filmujac widownie, a na ekranach widzimy witasne
twarze obok wyswietlajacych sie nazwisk pisarzy i poetdw japonskich
zwanych hibakusha, czyli ocalatych z bombardowania atomowego (jak
chocéby autor Kwiatéw lata Tamiki Hara). ,Niczego nie widziatas w
Hiroszimie. Nic nie widziatas” - krzyczy mezczyzna. Francuski miesza sie z

japonskim (jak w pierwowzorze filmowym), a aktor (ujmujacy Yanis Doinel)



ma orientalny typ urody. Obcy jezyk zabrzmi jeszcze nie raz, wskazujac z
jednej strony na uniwersalizm utwordéw pisarki, z drugiej strony kolejny raz
przypomni, ze mamy do czynienia z muzeum literackim. Nawet widzowie
francuscy zmuszeni sa do czytania tekstéw na ekranie - oprécz wersji
angielskiej dla obcojezycznych gosci, mamy francuskie thumaczenia kwestii
wypowiadanych w jezyku perskim, japonskim, niemieckim, arabskim czy
wlasnie angielskim. Ale chyba taki jest zamyst twércy, ta nieustanna gra z
widzem, ktory musi oderwa¢ wzrok od sceny, zeby spojrzec¢ na ekran i, by¢

moze, ujrze¢ tam nie tylko napisy, ale i samego siebie.

Dwa najbardziej interesujace, moim zdaniem, a jednoczesnie catkowicie
odmienne stylistycznie od pozostatych adaptacji spektakle Musée Duras
odbywaja sie p6znym popotudniem. Pierwszy, zatytutowany Teatr/Wystawa
malarstwa (Le Thédatre/L’Exposition de la peinture) to polaczenie dwéch
tekstéw: cytowanego juz wstepu do katalogu wystawy Roberto Platé z konca
lat osiemdziesiatych oraz krdciutkiego rozdziatu z ksiazki La vie

materielle (Zycie materialne) - omowienia inscenizacji Bereniki Racine’a,
bedacego pretekstem do refleksji na temat teatru. Duras autorytarnie
stwierdza w nim pierwszenstwo tekstu i pisarstwa oraz opowiada sie za
,teatrem czytanym” a nie ,granym”. Z niego pochodzi przewrotny cytat,
ktéry ustyszymy na scenie: ,Gra aktorska niczego nie wnosi do tekstu. Wrecz
przeciwnie, odbiera mu bezposredniosé, gtebie, site i krew” (Duras, 1987, s.
14).

Tekstom towarzyszy odtwarzany na scenie performans Josepha Beyusa Jak
objasni¢ obrazy martwemu zajgcowi? (Wie Man Dem Toten Hasen die Bilder
erkldrt z 1965 roku, zrekonstruowany czterdziesci lat pdZniej przez Marine
Abramovi¢ w nowojorskim Muzeum Guggenheima jako czes¢ projektu Seven

Easy Pieces, w trakcie ktérego artystka przez siedem wieczorow



,reaktywowata” ikoniczne performanse, badajac efemerycznosc sztuki i
mozliwosc¢ jej ponownego wykonania). Podczas swojego wystepu Beyus, z
twarza pokryta miodem i ztotymi ptatkami, catkowicie niestyszalny dla
oddzielonej od niego szyba widowni, krazyt po pustej sali, trzymajac w
ramionach zajaca i opowiadajac mu o swoich pracach. Akcje artysty mozna
interpretowac na wiele sposobéw - jako krytyke instytucji kultury, ktéra
odseparowana od publicznosci przestaje peli¢ publiczna funkcje, jako
nawigzanie do niezaspokojonej ludzkiej potrzeby racjonalnych wyjasnien, czy
w koncu jako bezcelowos¢ ttumaczenia sztuki, zwlaszcza poprzez nieme
dziatanie. Publicznos¢ Ateliers Bertier oglada Lucile Rose,
ucharakteryzowana na pisarke w starszym wieku (znany, powielany
wizerunek: kwadratowe okulary, golf, kamizelka, nieodtaczny papieros w
dioni oraz twarz obrzmiata alkoholem, ktora aktorka uzyskuje dzieki
wtuleniu twarzy w szyje). Rose z wdziekiem parodiuje charakterystyczny
sposOb méwienia Duras, z jej licznymi pauzami i niekiedy ,,namaszczonym”
tonem. Jednoczesnie na scenie odbywa sie transformacja pdinagiej
dziewczyny w niemieckiego artyste (dwie aktorki przyklejaja jej ztote ptatki
na twarzy, ubieraja w stroj chyba mysliwego oraz wreczaja model
wypchanego zwierzecia i zapalony papieros). I tak naprzeciwko siebie
zasiadaja milczacy Joseph Beyus (a zarazem Marina Abramovic) oraz
Marguerite Duras, ktéra peroruje na temat sztuki oraz niedocenianej roli
kobiet w swiecie teatru (twierdzenie, ze jest pierwsza kobieta ,wystawiang
we Francji od prawie wieku” [s. 16] mija sie z prawda, tym niemnie;j
przypomina o marginalizowaniu pozycji artystek). Nastepuje kolejna
zachwycajaca przemiana: aktorka-pisarka-Duras jest rozbierana, jej twarz
pokrywa sie warstwa ziota, a ona sama zamienia sie prawdziwie dzieto sztuki
(bynajmniej nie w martwy eksponat, bo Muzeum Duras to nie skostniata

instytucja, a gtosu autorki nie da sie uciszyc¢).



Gdybym, wbrew zaleceniom autorki dopominajacej sie o rowne traktowanie
wystawianych dziet, musiata wskazac tylko jeden wystep Muzeum Duras, to
wybratabym Bdl (La Douleur). Tu efekty specjalne znikajg, pozostaje tylko
aktor i wypowiadane przez niego stowa. Sala jest zaciemniona, a poczatkowo
przechadzajacy sie po scenie mtody mezczyzna (Louis Pencréac’h)
nieruchomieje az do konca wystepu. Ustawiony profilem do publicznosci, z
rekami w kieszeni, nie ,gra”, nie stosuje sztuczek, on jest narratorka
opowiesci, pisarka, Marguerite Duras. Panuje absolutna cisza, styszymy
monolog wypowiadany cichym, niezwykle skupionym gtosem, chwilami w
niecierpliwym, chwilami bezradnym tonie, przerywany krétkim, cichym
szlochem. To zwiezle opowiadanie, napisane urywanymi zdaniami, niczym
staccato, to kolejna autobiograficzna historia, wstrzasajacy zapis
oczekiwania na powrdt ukochanego, a nastepnie walka o jego zycie. Maz
Duras, Robert Antelme, byt wiezniem Buchenwaldu i Dachau. Pod koniec
wojny, kiedy zaczety sie powroty deportowanych, pisarka nie miata pojecia,
czy przezyt. To historia samotnosci, strachu i rozpaczy, ale i mitosci, w tak
odmiennej, nietypowej u autorki odstonie. Oczekujaca kobieta przestaje jesc,
przestaje sie my¢, a w koncu i wychodzi¢ z domu, a kiedy cudem udaje sie
sprowadziC jej meza (niebagatelna role w jego powrocie odegrat Frangois
Mitterrand, przyjaciel pisarki z ruchu oporu, pézniejszy prezydent Francji),
nie rozpoznaje go. ,Chyba na mnie popatrzyt, [...] i uSmiechnat sie. Zawytam,
ze nie, ze nie chce patrzeé. Pobiegtam z powrotem na gére. Wytam, to
pamietam. Wojna wychodzita z mojego ciata tym wyciem” (Duras, 2011, s.
84). Duras opisuje bardzo powolny powrot do zycia Antelme’a, a wlasciwie
jego wyniszczonego ciata w catym jego upodleniu, nie szczedzac
drastycznych szczegotéw dokarmiania wazacego niespeina czterdziesci
kilograméw mezczyzny, trawiacej go goraczki, czy wreszcie procesu

wydalania. Kreacja mtodego aktora w La douleur jest po prostu wybitna.



Warto wspomnie¢ o adaptacji Angielskiej kochanki, pokazywanej zaraz po
Bolu, by¢ moze, zeby pomdc widzom w ochtonieciu po tym poruszajacym
seansie. Aktorzy dostaja tu mozliwos¢ sprawdzenia swoich umiejetnosci w
wiekszym gronie, jako Sledczy, adwokaci, sedziowie oraz uczestnicy zbrodni.
Sztuka (oryginalny tytut oparty jest na homonimach: I’lamante anglaise - la
menthe anglaise - la menthe en glaise) wykorzystuje autentyczna,
sensacyjng historie (cho¢ nieco zmieniona przez autorke). Claire Lannes
morduje gluchoniema kuzynke, a jej po¢wiartowane ciato wrzuca z
pobliskiego wiaduktu kolejowego do przejezdzajacych pod nim pociggéw. U
Duras to dwa akty - przestuchania (nie do konca wiadomo, przez kogo
prowadzone) Lannes oraz jej meza. Morderczyni przyznaje sie do winy, nie
potrafi jednak wyjasni¢ motywow zbrodni ani tego, skad wziat sie
makabryczny pomyst na pozbycie sie ciata. U Gosselina fabuta poczatkowo
toczy sie w bocznym, przeszklonym kontenerze (Swietna scenografia - za
pomoca kilku rekwizytow udato sie stworzy¢ zaniedbany, ciasny komisariat
wraz z plakatami nacjonalistycznego Frontu Narodowego w kontrze do
lewicowych pogladéw autorki), gdzie rownolegle przestuchiwani sg
matzonkowie (oczywiscie filmowane na zywo wydarzenia pokazywane sga w
wielkich zblizeniach na ekranach). Nastepnie akcja przenosi sie na gtéwna
scene, zaaranZowana na sale rozpraw, przy kolejnej partycypacji widzow.
Adaptacja prowadzona jest nieco w stylu telenoweli, ze sporym tadunkiem
komicznym, bo pokazywany maz (Jules Finn) jest nie tylko
samozadowolonym mieszczuchem, jak jego literacki pierwowzor, ale i,
mowigc bez ogrodek, zachowuje sie jak idiota, zas Claire (Swietna Juliette
Cahon) zawadiacko i z proletariackim akcentem broni sie, nie wyjawiajac

ostatecznie, co zrobita z gtowa denatki.

Finatlowy pokaz w Muzeum Duras powstat na podstawie filmu L’Homme

atlantique z 1981 roku wyrezyserowanego przez autorke scenariusza, z



udziatem jej ostatniego partnera zyciowego oraz narracja samej Duras.
Podczas seansu tego niespetna czterdziestominutowego, bardzo smutnego
filmu, stycha¢ w tle gtos pisarki, nieco beznamietny, ale jednoczesnie
lagodny, a moze tagodzacy rozstanie, bowiem wypowiadane przez nig stowa
nakazuja ukochanej osobie wyjscie z kadru filmowego, a potem i z jej zycia.
Obserwujemy milczacego mezczyzne (Yann Andréa), styszymy dzwieki

tytutowego oceanu, a wiekszosc¢ filmu wypelniaja czarne, puste ujecia.

W oslepiajaco jasnej, biatej sali (w przeciwienstwie do ciemnosci z otwarcia
pokazu), widzowie, tym razem na stojaco, wypetniaja scene, gdzie ma
miejsce niezwykly, transowy wystep Clary Pacini. Jest to przezycie zgota
fizyczne, bowiem potezny, dudniacy bas, przypominajacy zwielokrotnione
uderzenia serca, wibruje w naszych ciatach, a nieprzyjemnie przetworzony
gtos aktorki wypluwa stowa, wrecz nimi wymiotuje w swoistej melorecytacji.
Ona sama najpierw stoi przy statywie, niczym piosenkarka na koncercie,
potem wielokrotnie przemierza cata scene pomiedzy zgromadzonymi. Obraz
powiekszonej twarzy aktorki, poczatkowo wypetniajacy ekrany, miesza sie z
twarzami innych. ,Nie bedziecie patrze¢ w kamere, chyba ze zostanie to
wam nakazane. [...] Bedziecie patrzeé, az wasze spojrzenie zgasnie, az samo
ulegnie oslepieniu, a mimo to nadal bedziecie spogladac. Az do konca”
(Duras, 1982, s. 8). Odwracanie spojrzenia ma tu swoja kulminacje. We
wspomnianym juz wywiadzie rezyser opowiada o pracy z mtodymi aktorami,
dla ktérych najtrudniejsza czescig procesu artystycznego okazuje sie praca
,pod czyims spojrzeniem”. To zmaganie sie ze Swiadomoscia bycia
obserwowanym przez publicznosé. Twarz aktora, jego ciato i gesty sa za
kazdym razem badawczo lustrowane i zaakceptowanie tego moze trwac cate
lata. Gosselin, majacy doswiadczenie aktorskie, sam sie z tym borykat.
Dlatego tak wazne jest nauczenie mtodych ludzi pracy na scenie (wejsc,

wyjs¢, ustawien) bez unikania spojrzenia widzéw. W spektaklu, w ktérym



uzywa sie jezyka Duras, ciato ze swoimi wszystkimi niedostatkami odgrywa
niezwykle istotna role i ,nie moze odmawiaé¢ innym prawa do patrzenia na
nie: musi by¢ gotowe, aby by¢ widziane” oraz ,istnieje takie, jakie jest [...],

wobec spojrzenia innych, ktérzy sa tam wylacznie po to, by patrzec”.

Trudno otrzasnaé sie po tym wielogodzinnym, fascynujacym maratonie, ze
wszystkimi odmianami mitosci opisywanej przez Marguerite Duras -
niespetionej, gwattownej, konczacej sie zdrada lub sSmiercia oraz jej innych,
ulubionych motywow i watkéw, bedacych czescia trudnego doswiadczenia
autorki i Swiadectwem czasow, w ktérych zyta (przede wszystkim morze i
jeszcze raz morze; ale i miasta, uptywajacy czas, wspomnienia, ktamstwa,
starosc i choroba alkoholowa). Nie ma chyba lepszego podsumowania,
trafniejszego zakonczenia wizyty w muzeum poswieconym pisarce, niz
padajacy ze sceny cytat (pochodzacy z jednego z listow, zaadresowanego
prawdopodobnie do jej ostatniego partnera [Loignon, 2012]): ,Jedynym

sposobem na uwolnienie sie od osobistej historii jest jej spisanie”.
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