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Ruch i rytm

Katarzyna Kmiecik

Pawilon Tanca i Innych Sztuk Performatywnych

My Fierce Ignorant Step

koncepcja i choreografia: Christos Papadopoulos, muzyka: Kornilios Selamsis, kompozytor
wspolpracujacy: Jeph Vanger, scenografia: Clio Boboti, kostiumy: Maria Panourgia, $wiato:

Stefanos Drousiotis

premiera: 8 stycznia 2026

Storm

choreografia i wykonanie: Pawel Sakowicz, muzyka: Agné Matuleviciute, Swiatto: Julius
Kursys, kostium: Elena Marija Veleckaité, wsparcie dramaturgiczne: Anka Herbut

premiera: 30 stycznia 2026

Nowo otwarty Pawilon Tanca i Innych Sztuk Performatywnych w Warszawie
szybko staje sie miejscem intensywnych doswiadczen choreograficznych. W

styczniu odbyly sie tam dwie premiery: My Fierce Ignorant Step w



choreografii Christosa Papadopoulosa i solo Pawta Sakowicza Storm. W
pierwszym z tych spektakli na scenie pojawia sie zespét performerow
operujacych minimalistycznym jezykiem ruchu w rytmie bliskosci i
wspotobecnosci. Drugi jest autorskim projektem Sakowicza - tancerza,
choreografa i politologa, absolwenta Uniwersytetu Warszawskiego oraz
London Contemporary Dance School, konsekwentnie rozwijajacego w swojej
praktyce analityczne podejscie do ciata i struktury ruchu. Obie choreografie
eksploruja zaréwno sieci napie¢ miedzy postaciami, jak i zageszczong,

indywidualng dynamike jednostki.

Hipnotyczna wspolnota cial

Polska premiera spektaklu My Fierce Ignorant Step w choreografii Christosa
Papadopoulosa oficjalnie zainaugurowata dziatalnos¢ Pawilonu, sygnalizujac,
ze bedzie to miejsce otwarte na intensywne, zbiorowe doswiadczenia
choreograficzne. Dziesiecioro wykonawcow rozwija na scenie precyzyjna
partyture ruchu, w ktorej rytm i relacje miedzy ciatami staja sie osia
dramaturgii, i ktorej energia wyraznie przechodzi na architekture miejsca.
Pierwsze sekwencje wykonywane sa w rozproszeniu przez Themis
Andreoulaki, Marie Bregianni, Amalie Kosme, Georgiosa Kotsifakisa, Sotirie
Koutsopetrou, Tasosa Nikasa, Spyrosa Ntogasa, Ioanne Paraskevopoulou,
Danae Pazirgiannidi i Adonisa Vaisa. Z pojedynczych impulsow, krokow i
drobnych przesunie¢ ciala wylania sie stopniowo zbiorowy rytm, ktory stanie
sie osig spektaklu i punktem wyjscia do refleksji nad wspdlnota. Spektakl
operuje repetycja jako zasada konstrukcyjna. Poczatkowe sekwencje, oparte
na krokach, skretach, przesunieciach ramion i precyzyjnych akcentach
rytmicznych, ucza widza patrzec na ciato jak na instrument reagujacy na
tempo, napiecie i impuls. Ruch zostaje rozpisany na drobne jednostki, ktore

w miare trwania przedstawienia tacza sie w coraz dtuzsze frazy. Od



pierwszych minut réwnolegle rozwija sie warstwa akustyczna - kompozycja
Korniliosa Selamsisa, powstata przy wspétpracy z Jephem Vangerem.
Subtelne, pulsujace struktury dzwiekowe nie tyle towarzysza ruchowi, ile

wyznaczaja jego tempo i gestos¢, stopniowo zageszczajac przestrzen.

Kostiumy w My Fierce Ignorant Step odgrywaja kluczowa role w
ksztaltowaniu wizualnej tozsamosci spektaklu. Tworza kompozycje
eleganckich, niekiedy lekko brokatowych elementow, zestawionych z
dresami i sportowymi ubraniami, ktére wzmacniaja formalny rygor
scenicznej obecnosci wykonawcow. Dzieki temu stréj pozwala zaréwno
wyroznié indywidualnos¢ kazdej z oséb tanczacych, jak i w subtelny sposob
scala¢ je w dynamiczng wspolnote. Elementy eleganckie nawiazuja do
tradycji scenicznej baletu klasycznego, barokowej estetyki frazy muzycznej,
natomiast nieformalne akcenty wprowadzaja luz, blisko$¢ i miejska
codziennos¢, przypominajgc, ze rytm grupy moze istnie¢ w swiecie realnym,

poOza Scengqg.

W rozbudowanych sekwencjach kolektywnych dziesiecioro wykonawcow i
wykonawczyn przemieszcza sie niczym zwarty strumien ciat przecinajacy
scene z rosngca intensywnoscia. Wspolne przebiegi, obroty i gwaltowne
wyrzuty ciat w gore, realizowane poprzez serie wysokich, zdecydowanych
wyskokdéw, pojawiaja sie stopniowo jako element poszerzajacej sie frazy
ruchowej. Wraz z rozwojem dramaturgii narastania zostaja one wiaczone w
repetycyjna strukture spektaklu, powracajac w kolejnych sekwencjach jako
coraz bardziej intensywny wariant wczesniejszych uktadéw. To wlasnie
powtarzalnosé tej rozbudowanej frazy - zawierajacej juz nagte
przyspieszenia, skoki i gwattowne zmiany dynamiki - prowadzi do finatowe]
kulminacji, w ktérej wyskok przestaje by¢ jedynie gestem fizycznym, a staje

sie znakiem maksymalnego napiecia catej struktury choreograficzne;.



Wyskok staje sie tu nie tylko gestem fizycznym, lecz takze znakiem
kulminacji catej struktury choreograficznej. Rownolegle pojawiaja sie krotkie
zaklocenia jej wewnetrznego rytmu. Indywidualne gesty, chwilowe
odklejenia od wspolnego tempa, nagte zwroty czy przesuniecia osi ruchu
wprowadzaja napiecie i przeciwdziataja jednolitosci formy. Dzieki nim grupa
nie funkcjonuje jak bezosobowy mechanizm, lecz dynamiczny organizm, w
ktorym lokalne odchylenia staja sie elementem kompozycji. Oswietlenie
porzadkuje percepcje choreografii. Podkresla etapy narastania formy i
kierunki przeptywu energii w zespole, pozostajac na tyle elastyczne, by nie
zamknacC ruchu w sztywnej ramie. Subtelne modulacje Swiatla wspieraja

rytm spektaklu i jego wewnetrzna dramaturgie.

Catos¢ uktada sie w doswiadczenie wspolnoty budowanej poprzez rytm,
powtdrzenie i fizyczng wspotobecnosé. Spektakl opowiada o pierwszych
impulsach spotkania i o radosci ptynacej z bycia razem w ruchu.
Choreografia funkcjonuje tu jak zbiorowa piesn cial, niosaca emocje, pamieé
i mozliwos¢ porozumienia poza jezykiem. W swiecie zdominowanym przez
indywidualizacje i rozproszenie My Fierce Ignorant Step podkresla wartosc¢
wspolnego dziatania, opartego na zaufaniu, uwaznosci i gotowosci dzielenia

sie energia.

Obserwujac kolejne sekwencje, stopniowo wytaniajace sie struktury i
kulminacyjne momenty, mozna niemal hipnotycznie zawiesic¢ sie w rytmie
ciat, doswiadczajac petni wspdtobecnosci i pulsujacej harmonii. To
zaproszenie do zatrzymania uwagi, pozwolenia sobie na bycie w ruchuiw

rytmie, w ktérym kazda jednostka staje sie czescia wiekszej, zywej catosci.



Jedna siec¢

Pawetl Sakowicz konsekwentnie koncentruje sie na badaniu relacji miedzy
ciatem jako autonomicznym podmiotem a cialem wplagtanym w sieé napie¢,
impulsow i zaleznosci. W Boa problem ten byl rozpisany na siedem postaci
scenicznych, ktére funkcjonowaly jednoczesnie jako odrebne byty i elementy
dynamicznej struktury wzajemnych oddzialywan, w ktérym kluczowa role
odgrywaly biodra jako centrum inicjujace ruch oraz spojrzenia performeréw
intensywnie kierowane ku publicznosci. W Storm Sakowicz wystepuje
jednoczesnie jako autor i wykonawca, skupiajac cata dramaturgie w
pojedynczym organizmie, ktéry przejmuje role wieloelementowego uktadu.
Ruch bioder, repetycje fraz i napiecia pomiedzy impulsami muzycznymi a
fizyczna reakcja ciala tworza strukture, w ktérej pojedyncza postac
funkcjonuje jak cata sie¢ sprzecznych wektoréw, pozostajacych ze soba w
nieustannym konflikcie i negocjacji, przy jednoczesnej rezygnacji z

bezposredniego kontaktu wzrokowego z widownia.

Storm rozpoczyna sie w minimalistycznej geometrycznej przestrzeni:
widownia jest rozmieszczona po czterech stronach sceny, wyznaczajac
kwadrat, a performer wylania sie z jednego z naroznikow. Juz od pierwszych
sekund inicjuje ruch bioder. To one staja sie motorem catego spektaklu.
Krotkie pauzy, momenty zastygniecia ciata tylko pozornie przerywaja
ciggtosc¢ ruchu. W rzeczywistosci napiecie nie znika ani na chwile. Ruch
sprawia wrazenie zaprogramowanego, lecz daleki jest od robotycznosci.
Zachowuje ptynnosc i sensualnos¢, a jego dynamika stopniowo narasta. Rece
cyklicznie wedruja ku twarzy, oczom i glowie, jakby ciato nieustannie

poszukiwato rownowagi. Gora i dot wchodza w dialog, a nastepnie ruch



zaczyna przypominaé krnabrne pnacze, ktére przejmuje kontrole nad catym
organizmem. Industrialna, niskotonowa Sciezka dZzwiekowa autorstwa Agné
zdaje sie jej przeciwstawia¢, wprowadzajac opdznienia i napiecia miedzy
impulsem muzycznym a fizycznym. Od poczatku performer pozostaje w
waskim strumieniu Swiatla padajacym z géry, zaprojektowanym przez Juliusa
KurSysa. Wraz z jego pierwszym przemieszczeniem swiatto rowniez zaczyna
sie zmieniac, tracac jednorodnosc¢. Na podtodze i ciele pojawiaja sie
statyczne, nieregularne cienie przypominajace promienie filtrujace sie przez
korone drzewa. Biodra nieprzerwanie pozostaja epicentrum, z ktérego
wypychana jest energia kolejnych decyzji ruchowych, dramaturgicznie
wspieranych przez Anke Herbut. Kazdy impuls zdaje sie rodzi¢ z chwilowego
napiecia, z zawieszenia tuz przed kolejnym gestem. Wraz z intensyfikacja
muzyki Swiatto stopniowo rozjasnia cate pomieszczenie, szczegdlnie
przestrzen sceny. Pojawiaja sie migotania, a ruch bioder podlega cyklicznym
przyspieszeniom i spowolnieniom. To w tym momencie performer zrzuca
bluze. Kostium zaprojektowany przez Elene Marije Veleckaité poczatkowo
sktada sie z szerokich, niebieskich jeansow i granatowej bluzy z nadrukiem
szkieletu na torsie. Pod spodem Sakowicz nosi bluzke z realistyczna imitacja
uktadu miesniowego, precyzyjnie odwzorowujaca ich anatomiczne potozenie.
Zrzucenie bluzy dziala jak akt zdzierania skdry, pozbywania sie kolejnej
warstwy, niemal jak linienie weza. Trzy gérne reflektory rzucaja wyrazny
cien performera na podtoge. Sakowicz zaczyna uktadaé ciato ku dotowi - w
kontakcie z ziemig fragment po fragmencie: najpierw rece, potem nogi.
Biodra opieraja sie najdtuzej, az w koncu zostaja przytwierdzone do podtoza
po serii krazen. Ciato wyglada jak martwe, jakby doszto do chwilowego
wyczerpania lub zatamania mechanizmu napedowego. Po pauzie performer

powoli podnosi sie, by zaraz potem opas¢ na plecy, eksponujac nadruk



kregostupa na kostiumie. Obecnos¢ szkieletu zostaje dostownie wpisana w
obraz sceniczny, podkreslajac anatomiczny fundament wszystkich

wykonywanych gestow.

Choreografia konsekwentnie operuje podstawowymi mechanikami ruchu
ciata: zgieciem i wyprostem, odwodzeniem i przywodzeniem, rotacja
wewnetrzna i zewnetrzng, kotami oraz wahadtami. Repetycja tych dziatan
sprawia wrazenie niemal obsesyjnego katalogowania mozliwosci stawu
biodrowego. W pewnym momencie performer kieruje sie ku Scianie
wyznaczajacej granice miedzy sceng a zapleczem technicznym, jednak
natychmiast zawraca. Pauza dziata jak reset ciata, moment oddechu przed
kolejna fala energii. Sciezka dZzwiekowa zaczyna przypomina¢ zakldcony
sygnat radiowy lub telefoniczny, jakby nadciggajaca burza powodowata
zerwanie transmisji. Ten chaos koreluje z ruchem bioder, ktére nadal

pozostaja gtownym generatorem impulséw.

Tuz przed kulminacja czerwone swiatta migaja stroboskopowo. Performer
przemieszcza sie po catej scenie, powtarzajac frazy ruchowe, splatajac
dlonie, unoszac sie i obracajac wokot wlasnej osi niczym rozpedzony
kotowrotek. W tej czesci spektaklu radykalnie zmienia sie rowniez tempo:
wczesniejsze, zmienne dynamiki ustepuja miejsca przyspieszeniu, ktore w
finale osiaga niemal mordercza intensywnosc. Ruchy znane z sekwencji
otwarcia powracaja tu w przetworzonej formie - jesli wczesniej z rotujacych
bioder wyprowadzane byly pojedyncze obroty catego ciata, teraz performer
wiruje, intensyfikujac wyjsciowa fraze do granic wytrzymatosci. W finale
Swiatto kontrowe pada z jednego naroznika w taki sposob, ze czes¢ widzéw
widzi ciato w pelnym oswietleniu, podczas gdy pozostali dostrzegaja jedynie
jego kontur. Powstaje efekt podwojenia, jakby jedno ciato istniato

jednoczesnie w dwoch wersjach. Ostatnia sekwencja zamyka spektakl w



skupieniu: Sakowicz zatrzymuje wszystkie ruchy w jednym punkcie
przestrzeni, oswietlony jednostronnym strumieniem. Obraca biodrami w
przod i w tyl, splata rece i przektada je przez siebie, utrzymujac ciato w
precyzyjnym, wahadtowym rytmie, podczas gdy gérne partie pozostaja
niemal nieruchome. W narastajacym pomruku dZzwiekowym,
przypominajacym nadchodzaca burze, z odlegtymi grzmotami i trzaskami,
cala choreografia zaczyna dziata¢ jak ucielesniona sekwencja obrazow z
praktyk chronofotograficznych, w ktorych ruch byl rozbijany na nastepujace
po sobie fazy. Ten laboratoryjny sposob ogladania ciata zostaje jednak
natychmiast przerwany: swiatto, wczesniej rozszczepione i kierunkowe,
gasnie catkowicie, urywajac zaréwno obraz, jak i dZzwiek jednym, radykalnym
cieciem. Blackout nie tyle ujawnia, ile domyka proces, w ktérym przez caty
spektakl to biodra pozostawaly gtéwnym zrédiem ruchu. W tym sensie ciato
staje sie narzedziem eksploracji napie¢ miedzy impulsem a reakcja, a
sensualnosc¢ podporzadkowana dramaturgii ujawnia sie w kontrapunkcie do
introspektywnego, skierowanego w dot spojrzenia performera oraz rygoru
kompozycyjnego. Rygor struktury przejawia sie w precyzji, powtarzalnosci i
niemal mechanicznej konsekwencji ruchu. Kazdy obrdét bioder, kazdy impuls
miesniowy jest wyliczony, osadzony w rytmie muzyki i Swiatta, tworzac sie¢
napie¢, w ktorej nie ma miejsca na przypadek. Chtdd spojrzen performera z
kolei nie oznacza obojetnosci, lecz sSwiadome, niemal analityczne
obserwowanie wlasnego ciata i jego reakcji. Spojrzenia funkcjonuja jak
czujniki, rejestrujace napiecie, kierunek i dynamike ruchu, zamiast kontaktu

emocjonalnego czy zmystowej prowokacji.

W tym potlaczeniu precyzji i dystansu ruch staje sie zaréwno narzedziem
eksploracji, jak i jezykiem, przez ktory performer komunikuje wewnetrzng
logike ciata i dramaturgii, nie polegajac na konwencjach cielesnej ekspres;ji.

Kazdy ruch bioder, kazda fraza powtarzalnego rytmu staje sie epicentrum,



od ktérego zalezy dynamika catego ciata performera i to wlasnie w tej
precyzji, powtarzalnosci i zawieszeniu energii ujawnia sie radykalizm

choreograficzny Pawta Sakowicza.
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