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Choreografie roznicy

Alicja Miiller

20. Holland Dance Festival w Hadze, 4-21 lutego 2026

Resolution 2026 w Londynie, 9 stycznia - 25 lutego 2026

W lutym bratam udziat w dwoch festiwalach tanca wspotczesnego: haskim
Holland Dance oraz londynskim Resolution. Pierwszy z nich ma charakter
miedzynarodowy, a w jego programie jest miejsce zaréwno na formy
spektakularne, zdumiewajace wirtuozeria tanczacych ciat i nierzadko
uruchamiajgce strategie cyrkowej niesamowitosci, jak i na performanse
eksperymentalne, zrywajace z widowiskowa estetyka. Drugi, organizowany
przez The Place - istniejaca od 1969 roku instytucje, ktéra wspiera rozwoj
tanca wspotczesnego w Wielkiej Brytanii i jest domem dla London
Contemporary Dance School, to lokalny showcase. W jego ramach
prezentowane sg performanse (najczesciej premierowe) mtodych osob
choreografujacych, ktére dopiero rozpoczynaja dziatalnos¢ na profesjonalne;

brytyjskiej scenie.



W spektaklach wspéttworzacych programy obu wydarzen wystepuja osoby o
roznych ciatach, mozliwosciach i sprawnosciach. Obecnosc¢ fizycznej réznicy i
neuroroznorodnosci zaréwno na Holland Dance, jak i na Resolution jest
domyslna - wynika z pojmowania tanca wspoétczesnego jako sztuki z zasady
heterogenicznej, ktéra pozwala na wychodzenie poza opresyjne podzialy i
ksztaltowane przez nie hierarchie (nie)widzialnosci. Ta zasada ujawnia sie
tez w poszczegodlnych performansach z udziatem osob niepetnosprawnych i
neuroréznorodnych. Ich tworczynie i tworcy czesto odchodza zaréwno od
artywistycznych estetyk oraz retoryk, jak i od tematyzowania odmiennosci
czy samej polityki reprezentacji na rzecz eksplorowania wptywu
(psycho)fizycznej roznicy na estetyczna i czasowo-przestrzenng organizacje
choreografii. Dotyczy to nie tylko performerek i performeréw z

niepelnosprawnosciami, ale tez osob starszych (Holland Dance) i grubych.

Kalekowanie relacii

Tegoroczna edycja Resolution trwata ponad miesigc, a w jej ramach
pokazano kilkadziesiat krotkich choreografii (obejrzatam dwanascie z nich).
Punktem wyjscia dwdch performanséw: The ‘Ten-In-One’ Girl Lucy Turner
oraz Subject to Change Billy’ego Gigurtsisa i Jany Melkumovej-Reynolds byta
dekonstrukcja normatywnych wyobrazen o tanczacym ciele i jego relacjach z

oczekiwaniami publicznosci.

Ciato Turner staje sie zywym archiwum i medium, przeksztatcajagcym
zachowane na fotografiach i w réznego rodzaju narracyjnych (najczesciej
fragmentarycznych) dokumentach wizerunki osob z doswiadczeniem zespotu
Ehlersa-Danlosa (EDS), ktore w XIX i XX wieku wystepowaly w cyrkach oraz
widowiskach typu freak show, w materiat choreograficzny. EDS

charakteryzuje sie miedzy innymi nadmierng ruchliwoscia stawow oraz



bardzo rozciagliwa i delikatng skorg. Ciata z tg choroba przyciagaja uwage
ze wzgledu na ich wlasciwosci, ktore mieszcza sie w rejestrach niezwyktosci.
Miedzy innymi z tych powodow byly eksploatowane podczas cyrkowych i
jarmarcznych pokazéw osobliwosci. Jedna ze strategii budowania
zainteresowania tymi wystepami byto nadawanie osobom z EDS
sensacyjnych pseudoniméw, wskazujacych na ich nie-ludzkos¢ (np.

»Cztowiek-guma” czy ,ludzka sowa”).

Turner, artystka zyjaca z EDS, zapowiada chec¢ odzyskania i opowiedzenia
historii dziesieciu os6b (wlasciwie jedenastu, ale o ostatniej z nich, Joem
DeCramerze, wiadomo, jak mowi performerka, zbyt mato). Przestrzen
swojego ledwie pétgodzinnego performansu dzieli z ich duchami, kolejno
niejako choreografujgcymi jej ciato. W tak krotkiej choreografii, stanowiacej
by¢ moze zapowiedz pelnowymiarowego spektaklu, przeprowadzenie
biograficznych rekonstrukgji nie jest oczywiscie mozliwe. Niemniej juz samo
rozpoczynanie kazdego z epizodoéw od imienia i nazwiska jego bohaterki albo
bohatera (Charlie Dunlop, lla Harper, Etta Lake, Martin Laurello, Charles
Cheltra, Jack Vampner, James Morris, Beatrice Mary Claxton, Felix Wehrle,
Lucy Elvira Jones) wprowadza istotne przesuniecie: na pierwszy plan
wysuwa sie tozsamosé, a nie ,,0sobliwos¢”. Jednoczesnie trudno uniknac
skojarzen z konwencjg montazu atrakcji: kolejne postaci znikaja tak szybko,
jak sie pojawiaja. Turner przyjmuje pozy nawigzujace do ich zdjec¢ i z nich
wyprowadza krotkie choreografie. Mozna zapytac, czy nie traktuje
odnalezionych historii ledwie pretekstowo. Ostatecznie to ona jest tytutowa

dziewczyna.

Artystka ma na sobie cieliste body, a niektore czesci jej ciata (szyje,
podbrédek, przedramie) pokrywaja fragmenty rajstop. W kolejnych scenach

rozcigga material, markujac w ten sposéb choreografie osob, ktore odciggaty



swoja skore na kilkadziesigt centymetréw od ciata. Kiedy indziej uktada sie w
rozmaite quasi-zwierzece pozycje, w potocznej wyobrazni funkcjonujace jako
sSwiadectwa nieludzko elastycznych kosci. Na scenie towarzyszy jej tylko
pianista Gregory May, a cata choreografia, cho¢ jest uwiktana w repertuar
gestow wpisanych w tradycje wiktorianskiego cyrku, rozbraja estetyke
niesamowitosci. Artystka nie tylko dekonstruuje bowiem zasady scenicznego
wytwarzania dziwnosci i wyobcowuje widowisko na drodze powtdrzen,
wydluzonego trwania pojedynczych ruchow czy kompulsywnego ich
zageszczenia, psujacego ekspozycje hipermobilnosci, ale tez mowi o
zasadniczej nienormatywnosci ciat tancerek i tancerzy, ktore zazwyczaj sa
bardziej plastyczne i rozciggniete niz te mieszczace sie w statystycznej

normie gibkosci.

Turner zaciera granice miedzy tym, co w jej choreografii uobecnia sie za
sprawa choroby, a tym, co jest efektem regularnej aktywnosci, i w ten
sposéb uniemozliwia publicznosci objecie jej ciata medykalizujacym
spojrzeniem. Tytutowe ,dziesie¢ w jednym” z jednej strony jest ironicznym
powtorzeniem nazwy, ktorg ,numerom” osob z EDS nadawano w cyrku w
ramach fetyszyzacji ich ,,zmiennoksztattnosci”, z drugiej - symbolizuje
poszerzona o inne historie i herstorie biografie tancerki, konstruujacej na

scenie swoja kripowa genealogie.

W Subject to Change niepelnosprawnosc¢ nie jest tematem, ale to nie
oznacza, ze Gigurtsis i Melkumova-Reynolds zacieraja roznice i poddaja to,
co odmienne, procesom ,normalizacji”. Osoby twoércze - doktorka socjologii i
choreograf dziatajacy na pograniczu réznych sztuk, ktérego ciato
uksztattowata skolioza - na scenie przeprowadzajg eksperyment zwiazany z
destabilizowaniem dramaturgii choreografii jako czegos, co powinno

rozwijac sie ptynnie, unika¢ kompozycyjnych zgrzytow i nieciggtosci.



Gigurtsis i Melkumova-Reynolds stawiaja opor neoliberalnemu imperatywowi
»just do it”, a publicznos¢ obserwuje ich, czesciowo improwizowane,
przygotowania do rozpoczecia wlasciwego dziatania, ciggle zaktécane

wypowiadanym przez performerke hastem ,not yet”.

Raz po raz cos sie zaczyna, osoby performujace ustawiajg sie czy to do tanca,
czy do jakiejs przemowy, ale ich ruchy pozostaja niepewne, zawsze
wykonywane jakby tylko na probe, ktéra nie przeksztatca sie w zadnag
logiczng kontynuacje. Poszczegdlne epizody przeplatane sg diugimi
blackoutami, a po nich na scenie pojawiaja sie swiatta reflektorow,
wskazujacych Gigurtsisowi i Melkumovej-Reynolds miejsca, w ktorych maja
stanaC. Mozna odnies¢ wrazenie, Ze uczestniczymy w przedstawieniu
amatorskim, w ktérym szwankuje teatralna machineria, zbyt dosadnie
obnazajaca zasady swojego dziatania. Niemniej ta ostentacyjna nieporadnosé
0sOb twérczych jest tu jedna ze strategii eksplorowania wywrotowego
potencjatu niepewnosci, niegotowosci i braku decyzyjnosci, w Subject to
Change traktowanych jako jakosci przeciwstawione kapitalistycznym

wymogom produktywnosci, wydajnosci i stanowczosci.

Performerka i performer w pewnym sensie imituja zasady pokazu typu work
in progress. W jednym z epizoddw na scenie pojawiaja sie rozrzucone
notatki, w innym Melkumova-Reynolds staje za katedra i zapisuje w zeszycie
przemyslenia dotyczace relacji miedzy prologiem i rozwinieciem, temu
pierwszemu nadajgc pewng krnabrnosé (pyta na przyktad o to, co by sie
stato, gdyby poczatek odmdwit stania sie sSrodkiem). Fakt, ze performerka
pisze (jej powstajace w czasie rzeczywistym zapiski sa wyswietlane na
ekranie), a nie mowi, wydaje sie znaczacy, poniewaz w ten sposéb osoby
twdrcze choreografuja (nie)cierpliwosé publicznosci. Gigurtsis i Melkumova-

Reynolds kalekuja czas i zasady choreograficznego performansu, a tym



samym nadaja sprawczos¢ tym sposobom bycia w swiecie i tym rodzajom
Swiatoodczucia, ktore nie mieszcza sie w neoliberalnych normach. Ostatnia
scena, w ktdrej performerka i performer probuja sie przytuli¢, ale sa przy
tym rozczulajaco gapowaci i co rusz modyfikuja utozenia juz wyrywajacych
sie do uscisku ramion, zastygajac w kanciastych pozach, staje sie zapisem
nie tyle komunikacyjnego impasu, ile czutosci ujawniajacej sie we wzajemnej

cierpliwosci, okazywanej réwniez wobec réznych niepewnosci drugiej osoby.

Wzajemnosc

W ramach dwudziestej edycji festiwalu Holland Dance odbyto sie sympozjum
DanceAble, ktorego temat przewodni brzmiat ,Inclusive by Design”.
Kuratorki wydarzenia, Kimberley Harvey i Irene van Zeeland, zaprosity
osoby uczestniczace do wyobrazania sobie Swiata, w ktérym inkluzywnos¢
jest czyms z zalozenia wpisanym w projekty artystyczne, a nie tym, co sie w
nie wttacza. Czescia programu, obok paneli dyskusyjnych i prezentacji
choreografii oraz filméw wspéttworzonych przez osoby o réznych
sprawnosciach', byt wyktad performatywny Danser la Faille - Keynote
Speech Magali Saby i Sylvere’a Lamotte’a. Osoby tworcze pytaja o to, czym
jest ciato tanczace. Zderzaja najbardziej oczywiste definicje, do ktérych stow
kluczy naleza pojecia takie jak ptynnosé, mobilnosc¢ i autonomia, z dziwnym

ruchem Saby - tancerki, ktora porusza sie na wozku.

Narracje przeplataja prezentacje ich praktyk, uktadajace sie w rodzaj
choreograficznego eseju o mozliwosciach takiego asystowania kruchemu
ciata, ktére rozwija sie w ramie relacji horyzontalnej i przy zatozeniu o
obopolnej sprawczosci podtrzymywanego i podtrzymujacego. Lamotte jest
wysoki i mocarny, Saby niska i bardzo drobna. Tancerz mégtby z fatwoscia

podnies¢ partnerke i sterowac nig jak marionetka, bo fizyczna dysproporcja



miedzy nimi jest ogromna. W choreografie wplecione sa jednak spojrzenia i
drobne gesty, ktore wyraznie wskazuja na dialogicznosc tego tanca i jego
otwartos¢ na wplyw obu ciat. W jednej ze scen Lamotte pionizuje Saby, a ona
staje na jego stopach. Wspdlnie sie przemieszczajq, przy czym widaé, ze ta
poza wymaga od performera szczegolnego rodzaju ucielesnionej uwaznosci.
Porusza sie on nie jak ktos, kto po prostu, bez wysitku przesuwa inne ciato,
ale tak, jakby to wtasciwosci ciata tancerki - jego anatomia, ciezar, motoryka

- narzucaly mu sposéb chodzenia.

W innej sekwencji osoby performujace siedzg z wyprostowanymi nogami na
podtodze i naprzemiennie osuwaja sie sobie w ramiona. Kiedy Lamotte opada
z zamknietymi oczami na Saby, a ona z czutoscig bierze w dtonie jego
bezwladna gltowe, mozna pomysle¢ o bezbronnosci ciata Spigcego. W Danser
la Faille kondycja kruchosci nie jest przypisana wytacznie ciatu z
niepelnosprawnoscig. Choreograf i choreografka eksploruja nie tylko
odmienne rodzaje ranliwosci, ale tez rézne formy etycznego zobowigzania,

ktore zetkniecie z kruchym Innym implikuje.

Inne obiekty

Na zakonczenie sympozjum DanceAble pokazano spektakl Starting with the
Limbs, wspéttworzony przez choreografke Annie Hanauer i francuski zespot
L’Autre Maison. Osoby performujace (Félix Tamm, Sofia Valdiri, Greta
Sandon i Coralie Viudes) maja rézne doswiadczenia i mozliwosci; niektére
poruszaja sie na wbzku albo o kuli, jedna z nich wykonuje mimowolne ruchy
dtonig. Choreografke interesuje jednak przede wszystkim relacja miedzy
ludzkimi ciatami i obiektami protetycznymi, a szerzej - materiami i

przedmiotami, w sojuszu z ktorymi urzadzamy sie w swiecie. Badanie



motoryk i kinesfer cial poszerzonych o rézne technologie mobilnosci jest tu
punktem wyjscia do choreograficznej eksploracji potencjalnosci drzemigcych

w ludzko-nie-ludzkich splotach.

Woézek i kula staja sie tu nie tyle urzadzeniami, dzieki ktorym ciata o
ograniczonej mobilnosci moga ,poprawic¢” swoja sprawnos¢, ile czyms, co
otwiera przed wszystkimi osobami performujacymi niespodziewane
konfiguracje materialno-przestrzenne. I tak na przyktad kula nie tylko
wspiera ciato Tamma, ale jest tez obiektem pozwalajagcym mu z jednej na
strony na rozne figlarne i dziwaczne pozy (tancerz na uchwycie kuli opiera
brode albo - lezac - wktada w obejme noge), z drugiej - na nawiazywanie
kontaktu z innymi, jakby rurka byta przedtuzeniem jego dtoni. Z kolei wézek
nie jest wylacznie czyms, co umozliwia Viudes zmiany lokacji. Tancerka
sprawdza jego nieoczywiste funkcjonalnosci i na przyktad przeslizguje sie
przez szpary miedzy oparciem a siedziskiem czy miedzy podnodzkami, albo
jakby zapominajac o tym, do czego stuza kota, wprawia go w ruch,

odpychajac sie od podtoza stopami.

Performerka stopniowo zreszta demontuje wozek, przeksztatcajac go w
rodzaj rzezby-wraku i element scenicznego krajobrazu, ktory przyciaga
pozostate ciata, zapraszajac do choreograficznego rozpoznawania jego
zmienionej tozsamosci. Zasada defamiliaryzacji obejmuje w Starting with the
Limbs zaréwno technologie mobilnosci, jak i sam taniec. Kiedy wézek zostaje
zdekomponowany, choreografia zmienia rejestr na horyzontalny: w drugiej
czesci spektaklu osoby performujace przede wszystkim petzaja i czotgaja sie,
uruchamiajac kolana i tokcie. Hanauer kalekuje perspektywe i czyni z
fizycznej réznicy organizatorke wszystkich uktadéw ruchowo-
przestrzennych: niepetnosprawnos¢ nie jest tematem tego spektaklu, ale

zrodtem nowych choreograficznych konstelacji.



W pewnym momencie tancerki i tancerze zaczynaja wnosic¢ na scene dziwne
obiekty, stworzone za pomoca drukarki 3D przez artyste wizualnego
Ghaliego Bensoude, ktorych liczba stopniowo narasta, prowadzac do
radykalnych transformacji wczesniej pustej przestrzeni. Sa to szkielety
nieforemnych bryl, zmontowanych z elementéw przypominajgcych, niekiedy
lekko wybrzuszone, fragmenty protez albo czesci uktadu kostnego. Otwory w
Scianach tworca zostawil na tyle duze, by osoby performujace mogty sie
przez nie przeciskac¢ i mosci¢ we wnetrzach quasi-rzezb jak koty, ktére sg
gotowe zaprzeczy¢ swojej anatomii, byle tylko zaja¢ ewidentnie
niedopasowane do ich gabarytow kartony, torby i pojemniki. Obiekty te w
Starting with the Limbs pelnig rozmaite funkcje: zastepuja technologie
mobilnosci i stuza za podpory, pozwalaja na budowanie wieloksztattnych i
wielocielesnych piramid, ale tez blokuja ruch, stawiaja opor dziataniom.
Przez strukturalne podobienstwo do kosci i protez wydaja sie czyms
swojskim, ale przez dziwacznos¢ swoich ksztattéw staja sie zarazem mediami
obcosci. Sa sprawcze, nieprzerwanie modyfikuja ciata oséb tanczacych i ich
mozliwosci, ksztattuja relacje miedzy performerkami i performerami oraz ich
afektywno-zmystowe dynamiki. Pozwalaja tez tanczacym ciatom odpoczac.
Hanauer prowadzi dramaturgie spektaklu w sposob, ktory publicznosci
umozliwia zaréwno obserwowanie fascynujacych kreacji zbiorowych, jak i
indywidualnosci kazdej z osob tanczacych, a performerkom i performerom -

podazanie i za energia grupy, i za wlasnymi tworczymi impulsami.

Fakt, ze w strukturze performansu jest miejsce na odpoczynek, ma znaczenie
wywrotowe. Kruchos¢ i wyczerpywalnos¢ tanczacych ciat nie sg traktowane
jako stabos¢, ktéra na potrzeby widowiska nalezy zamaskowac.
Upublicznienie ich staje sie forma oporu wobec przymusu produktywnosci.
Glownym tematem Starting with the Limbs wydaja sie jednak

(wspdt)zaleznosci miedzy zywymi ciatami i przedmiotami, ktore naleza do ich



intymnych sfer. Osoby tworcze rozstrajaja antropocentryczne narracje o
skorze jako tym, co oddziela podmiot od Swiata, a co za tym idzie -
dekonstruuja neoliberalne mity jednostkowej autonomii. Obiekty-szkielety sa
kostiumami, elementami scenografii i protezami, a jednoczesnie staja sie, ze
wzgledu na swoja budowe i nieszczelnos¢, elementami choreograficznej

alegorii swiata jako relacyjnego asamblazu.
Roznicowanie

Performanse, ktore pokazano w ramach sympozjum DanceAble, nie byly
jedynymi spektaklami z r6znorodna obsada w programie Holland Dance. W
kontekscie polityk reprezentacji warto wspomnie¢ o HubClub’26, projekcie
zrealizowanym przez holenderski zespo6t Introdans. Adriaan Luteijn, autor
koncepcji, zaprosit Fernanda Melo, Inbal Pinto i Conny Janssen do
przemodelowania ich wybranych choreografii w taki sposob, by mogty je
wspoéttworzy¢ osoby neurordéznorodne, g/Ghuche, stabowidzace i starsze. Do
kompozycji wtaczono tez Live, Live: All We Can Do Is Live Jordy’'ego Dika i
holenderskiej Compagnie Tiuri, performans, ktéry od poczatku miat
réznorodng obsade. Powstat kolaz pieciu zréznicowanych na poziomie
formalnym i stylistycznym scen, ktére uzupetniono o prolog i finat w
konwencji kabaretowo-estradowej (czesci wyznaczajace kompozycyjna
klamre przedstawienia wychoreografowat Luteijn). Nie znam pierwszych
wersji remiksowanych spektakli, dlatego trudno mi powiedzieé, jak bardzo
obecnos¢ ciat o zréznicowanych mozliwosciach wptyneta na wyjsciowe
struktury i w jakim stopniu zmiany obsadowe przetozyly sie na
dramaturgiczne czy estetyczne transformacje oryginatow. Istotne wydaje mi
sie jednak to, ze wszystkie modyfikacje miaty charakter organiczny - nie

polegaty na przyktad na wtaczeniu do gotowych scenariuszy dodatkowych



epizodow, tylko obejmowaty cate uktady choreograficzne, a co za tym idzie -
relacje miedzy wszystkimi osobami tanczacymi. Warto tez podkresli¢, ze
poszczegolne fragmenty nalezaty do zupemhie réznych porzadkéw. Pojawity
sie sceny nawiazujace do estetyki cyrkowych sztuczek, tanca wspétczesnego
i klasycznego, koncertu boysbandu, a takze akrobatyczne choreografie z

wielkimi deskami.

Na festiwalu pokazano réwniez pelnometrazowy spektakl Dika i
inkluzywnego zespotu Compagnie Tiuri - Please Hold My Hand, dotyczacy
przemocy wobec kobiet. W tej choreografii pobrzmiewaja echa teatru tanca
Piny Bausch - scena, na ktorej rozstawiono kawiarniane krzesta, jest
wysypana kolorowymi ptatkami kwiatéw, tancerki (Andrea Beugger,
Margriet Jacobs, Sabine van Riel i Annemieke Mooij) nosza wieczorowe
sukienki, a dramaturgia ma kaprysna strukture montazu nielinearnych
asocjacji, w ktorym zachodza ciagte fuzje jakosci onirycznych i zmystowych,
a intensywne, cho¢ jednoczesnie poetycko odrealnione choreografie

przeplataja sie z tragikomicznymi epizodami aktorskimi.

Scena otwarcia zdaje sie rozgrywac tuz po jakims strasznym wydarzeniu -
van Riel wylewa sobie na gtowe butelke wody, a potem dtugo stoi
nieruchomo i w otepieniu patrzy przed siebie. Mooij i Beugger podchodza do
niej z parasolem i recznikiem, czutymi, delikatnymi gestami osuszaja jej
mokre ciato i otulaja ja. Choreograf rezygnuje z nazwania wprost tego, co sie
stalo. Cho¢ mozna przyjac, ze jedna z bohaterek po prostu spotkata ulewa, to
fakt, ze wydaje sie ona nieobecna i w zaden sposéb nie reaguje na krzatanine

towarzyszacych jej kobiet, wskazuje raczej na traume.

W kolejnych scenach cztery tancerki wykonuja choreografie, ktére nawiazuja
do gestow sojusznictwa. Agresor nie zostaje ucielesniony - zdaje sie

niewidzialng i wszechobecna sitg, ktora popycha kobiece ciata, chwieje nimi i



je zastrasza, ale nie pozbawia ich sprawczosci. W uktadach
choreograficznych czesto wracaja figury niedokonanych upadkow - tancerki
partneruja sobie nawzajem, zawsze w odpowiednim momencie tapiac te z

nich, ktére traca stabilnos¢ czy omdlewaja.

Tancerki sg w réznym wieku i majg rézne sprawnosci. Wazne wydaje mi sie
to, ze Dik nie wtlacza istniejacych miedzy nimi réznic w stereotypowe
podzialy. Najstarsza z kobiet nie jest mniej podatna na meska przemoc niz
pozostate; ciata performerek z zespotem Downa nie sg uznawane za
niekobiece; tancerka, ktora nie ma reki, wykonuje wszystkie choreografie
,ratunkowe”, wymagajace przyjecia na siebie ciezaru upadajacych

kolezanek.

Choreograf tworzy wizualnie zachwycajacy choreograficzny poemat o
siostrzenstwie jako stabym oporze. Malowniczos¢ tego spektaklu miejscami
jest problematyczna, Dik estetyzuje bowiem patriarchalng opresje. Nawet
brutalne sceny, ktére wprost nawiazuja do fizycznej przemocy, nie
wprowadzajq peknie¢ w pieknych formach. Nie oznacza to jednak, ze w
Please Hold My Hand nie ma momentow dotkliwych; te pojawiaja sie za
sprawa groteski i tragikomizmu. Tak dzieje sie w rozpisanych na cztery gtosy
monologu, w ktéorym performerki ironicznie powtarzaja pytania zadawane na
komisariatach zgwatconym kobietom. Innym przyktadem jest mroczno-
kabaretowa choreografia, w ktorej kolejno pekaja kolorowe balony,
poczatkowo przystaniajace piersi Beugger. Konicowe owacje publicznosci
przerywa zas scena z zupetnie odmiennego rejestru - na ekranie wyswietlaja
sie wspdlczesne statystyki dotyczace kobietobodjstwa i innych form przemocy
wobec kobiet. W jej swietle wszystkie niedopowiedziane wczesniej przez
choreografa sensy i metaforyczne obrazy zyskuja przerazajaca

konkretyzacje.
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Na scenach Holland Dance i Resolution, miedzy innymi za sprawa oséb
artystycznych myslacych o réznicy jako o jakosci estetyczno-politycznej i
wychodzacych poza poetyke autotelicznych przedstawien
niepelnosprawnosci i neuréznorodnosci, dokonuja sie istotne przesuniecia w
obrebie polityk reprezentacji. W tym kontekscie dziwi jednak, ze oba
festiwale sa w duzej mierze niedostepne dla zréznicowanej publicznosci.
Wiekszos¢ spektakli nie jest na przyktad ttumaczona na jezyk migowy,
audiodeskrypcja takze pojawia sie rzadko. A jesli juz technologie dostepnosci
zostaja wprowadzone, to towarzysza one wytacznie performansom (i to nie
wszystkim) wspoltworzonym przez osoby z niepelnosprawnosciami.
Organizatorki i organizatorzy decyduja wiec w imieniu mniejszosci o tym, co
moze by¢ dla nich interesujace. Oczywiscie zdaje sobie sprawe z
ekonomiczno-produkcyjnych uwarunkowan tego rodzaju wykluczen, a takze z
tego, ze powyzszy problem dotyczy wiekszosci festiwali teatralnych i
choreograficznych. Majac na uwadze organizacyjny rozmach Holland Dance
(Resolution jest kameralnym, Srodowiskowym, duzo bardziej hermetycznym
przegladem), zastanawiam sie jednak, czy realizacji postulatow wpisanych w
sympozjum DanceAble nie nalezatoby na tym festiwalu zacza¢ od myslenia
nie o nowych technologiach, a o0 najbardziej podstawowych formach

udostepniania wtasnej przestrzeni.
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