didaskalia
Garele feoatrnalea_

Z numeru: Didaskalia 193/194
Data wydania: czerwiec - sierpien 2026
Zrédto: https://didaskalia.pl/pl/artykul/obrazy-wspolnych-rozpadow

/| FESTIWALE

Obrazy wspolnych rozpadow

Julia Bochenek

58. Miedzynarodowy Festiwal Teatralny Kontrapunkt w Szczecinie, 10-26 kwietnia 2026

Pieédziesigta 0sma edycja Miedzynarodowego Festiwalu Teatralnego
Kontrapunkt odbyta sie pod hastem , Well, now it’s personal! / Dosyé. Teraz
to jest osobiste!”. W tekscie kuratorskim Michat Rogulski pisze o potrzebie
budowania spotecznosci, ktére poprzez zjednoczenie indywidualnych
doswiadczen uruchomia kolektywna sprawczos¢ i zdolnos¢ do zmiany
zastanego porzadku. Wyjatkowa moze okazac sie w tym rola teatru, ktory
tworzy tymczasowe wspolnoty. Osoby twércze sytuuja to, co jednostkowe, w
szerszym kontekscie, badaja dziatanie systemowych mechanizméw i
rozpoznaja polityczny wymiar naszej codziennosci. ROwnie istotna rama
festiwalowego programu wyznaczyly pytania o teatralna forme - jej
roznorodne rodzaje i narzedzia oraz ich role w procesie komunikacji miedzy
osobami twdrczymi a odbiorcami. To wtasnie w tych kontekstach przyjrze sie

trzem z czterech zagranicznych przedstawien, ktére braty udziat w



odbywajacym sie w ramach festiwalu Miedzynarodowym Konkursie Formy:
Mayeux) i Swiping Right (rezyseria Doris de Vries). O spektaklu Fuck me
(rezyseria Marina Otero, 2020), ktéry zostal laureatem gtownej

nagrody, w ,Didaskaliach” pisata juz Maria Magdalena Ozarowska.

The Choice

Spektakl The Choice produkcji Vilnius Theatre , LELE” powstat na podstawie
autobiograficznej powies¢ Edith Edger o tym samym tytule. Punktem
odniesienia jest historia baletnicy i gimnastyczki, ktora jako nastolatka
trafita do Auschwitz. Zostata tam wywieziona z rodzing, ale tylko ona, miedzy
innymi dzieki umiejetnosciom tanecznym, przezyta. W spektaklu Edith (Sigita
Mikalauskaite), pelnigc podwdjna role narratorki i uczestniczki,
przeprowadza widzow przez przestrzen swojej pamieci o obozowej traumie.
Jako jedyna jest grana przez aktorke; w ciemnej, pustej przestrzeni sceny
towarzysza jej pelnowymiarowe, przypominajace manekiny animanty,

ucielesniajace uczestnikow obozowych wydarzen.

W jednej z pierwszych scen pojawia sie obraz ,najwazniejszego
wspomnienia”. Edith obserwuje z boku trzy kobiety: siebie, swoja siostre i
matke, stojace w futrach na stacji kolejowej. Reminiscencja tego ostatniego
wspolnego momentu odnosi sie do tytutowego wyboru, ktérego kontekst i
rozwigzanie zostaja ujawnione w koncowej repetycji sceny. Eksponujac
przestrzen swojej pamieci za posrednictwem efemerycznych, a zarazem
niepokojacych obrazéw, bohaterka daje swiadectwo nie tylko zdarzen z

czasOw wojny, ale réwniez tego, jak ksztattuja one jej tozsamosc po ponad



trzydziestu latach. Spektakl stawia przed osobami odbiorczymi zadanie
dopowiedzenia sobie tego, co przezyta bohaterka, na podstawie jej interakcji

Z powracajacymi we wspomnieniach upiornymi postaciami.

Sceniczne obrazy tacza w sobie poetycka subtelnos¢ z brutalnoscia
kontekstu. Z ogarniajacej pusta scene i widownie ciemnosci wytaniajg sie
rozcztonkowane animanty, co sprawia, Ze sama przestrzen nabiera
niepokojacej intensywnosci. Animowane formy to blade, nagie, pozbawione
charakterystycznych elementéw fragmenty ludzkich cial: konczyny, tutowia,
gtowy, rzadziej pelnowymiarowe korpusy. Poprzez niezwykle ptynna
animacje, ktora wykonuja ukryci w ciemnosci aktorzy (Deivis Sarapina,
Lijana Mustasvili, Indré Vélyvyté i Eliza Bondarenko), technike podwieszania
lalek na zytkach oraz ich oswietlenie, ktére oddzielajac czarna przestrzen od
jasnych ciat, przywodzi na mysl kontrastowy Swiattocien barokowych
obrazdéw, powstaje iluzja lewitacji lalek. Ich efemeryczna podmiotowos¢
dodaje mrokowi przerazajacej cielesnosci. Jedyna w petni ludzka postacia
jest Edith. Jednak rowniez jej ciato zyskuje status niesamowitosci, wtasciwy
ontologii zmaterializowanych wspomnien. W pierwszej scenie jej nogi i gtowa
wydaja sie oderwane od tutowia i w cudowny sposob ptyna prawie metr nad
scena. Ta iluzja, mozliwa miedzy innymi dzieki kostiumowi, dtugiej czarnej
sukience, powtarza sie kilkukrotnie, réwniez z trybie hybrydycznego taczenia
sie aktorki z ciatami animantow. W tych scenach ruch oraz materialnos¢
tancerki i lalek scalaja sie w nietatwa do nazwania catosé. Edith przez
moment wydaje sie rownie ulotna jak jej afektywnie znieksztatcone
wspomnienia. Drugim istotnym medium, ktére w spektaklu petni funkcje
elementu splatajacego tresé i forme, jest taniec. Pojawia sie on zaréwno w
trybie dostownym jako czes¢ biograficznej fabuty, ale tez jako element
choreografii animacji. Bohaterki i bohaterowie wspomnien przypominajg

rozpadajace sie zwtoki, ale ich ptynne, powolne ruchy sprawiajg wrazenie



naznaczonych baletowym doswiadczeniem protagonistki. Ten specyficzny
nastréj posepnej intymnosci jest podkreslony subtelng warstwa dzwiekows,

na ktora sktadaja sie odlegte szepty, szlochy oraz melodia grana na pianinie.

Dramaturgia spektaklu jest podporzadkowana zréznicowaniu i
nieprzewidywalnosci interakcji miedzy Edith a bytami zawtaszczajacymi jej
pamiec. Istotng funkcje pelni réwniez przewrotna relacja miedzy
metaforycznoscia obrazow a realnoscia traumy. Narracja ta wytwarza pole
do osobistej interpretacji i rekonstrukcji konkretnych wydarzen przez osoby
widzowskie. Réznorodnosc¢ tozsamosci i relacji miedzy bohaterami a Edith
jest podkreslana przez odmienne gesty animacji. Jako pierwsze pojawiaja sie
personifikacje matki i siostry. Przyjmuja one posta¢ utozonych w pozycji
lezacej manekindw. Namiastka upragnionej obecnosci bliskich wydaje sie dla
bohaterki kojaca, a ich ucielesnienie przebiega w atmosferze czutosci. Jedna
z postaci dotyka palcéw tancerki i wiruje ponad nig, a nastepnie, wsparta
jedynie na wyciggnietej dtoni Edith, balansuje podczas wspdlnych obrotow.
W tym uktadzie animanty wydaja sie nienaturalnie lekkie, ulegte woli
tancerki i przez to niegrozne. W kolejnych scenach ich obecnos¢ nabiera
zupekie innych wymiarow, a podrdz po przestrzeni wtasnej pamieci okazuje
sie coraz mroczniejsza i bardziej niebezpieczna. Meskie torsy
niespodziewanie pojawiaja sie alarmujaco blisko bohaterki, a ich
przypominajgca nawiedzenie obecnosé otwiera jeden z wazniejszych watkdéw,
dotyczacy postaci Josefa Mengele. Animant lekarza, chociaz wykonany z tego
samego materialu co pozostate, wydaje sie ciezszy, bardziej miesisty, a przez
to w pewien sposéb nachalny. Juz nie muska bohaterki, ale raczej ja maca,
lepi sie do niej i przywiera. W koncu taczy sie z ciatem Edith i utwierdza ja w
pozycji siedzacej. W scenie przemocy pieciokrotnie zmultiplikowany Josef
unosi sie i opada nad réwniez zwielokrotnionym poprzez ciata animatoréow

tutowiem kobiety. W tym akcie jego ciato zostaje groteskowo odcztowieczone



i nabiera potwornosci, miedzy innymi przez nienaturalne wykrecenie tutowia

wzgledem nog czy miotajace sie, wyrastajace po bokach dionie.

W spektaklu pojawiaty sie rowniez sceny, ktére nie byly dla mnie oczywiste.
Poniewaz nie znatam wczesniej historii Edith Edger, przewazajaco wizualna i
minimalistyczna w srodkach narracja byta dla mnie raczej jak kontur do
wypelnienia niz jednoznaczna opowies¢. Do jednej z bardziej enigmatycznych
sekwencji naleza w moim odczuciu sceny z koniem. Jego rozcztonkowane
ciato zostato wykonane z tego samego materiatu, ktory postuzyt do
stworzenia pozostatych (ludzkich) animantow. Poczatkowo zwierze pojawia
sie w charakterze majestatycznego pocieszyciela, nawiazujac do figury
jednorozca. Jednak niedtugo po tym jego obecnos¢ sie przemienia. Ruch nog
staje sie abstrakcyjny i nastepuje co$ w rodzaju wtérnego rozcztonkowania,
ktore przemieszcza konia w porzadek obrzydzenia i miesa. Wraz z
rozfragmentaryzowanymi, antropomorficznymi animantami zwierze tworzy
wiszacy na przedzie sceny kolaz, przypominajacy scenerie masarni lub
chtodni. Inna niejednoznaczng w odbiorze scena byta dla mnie sekwencja
tanca towarzyskiego. Zdawata sie ona odwotywaé do konkretnej postaci z
zycia Edith i wiaza¢ dla niej z uczuciem ulgi, emocjonalnym eskapizmem i
mitoscig. Bohaterka tanczy powoli, podtrzymujac blisko przy sobie meski
korpus na tle pasm delikatnego swiatta, ktore przypominaja promienie

przeswitujace spomiedzy drzew lub krat.

Relacja miedzy protagonistka i jej pamiecia zostaje ostatecznie ustawiona w
perspektywie przysziosciowej. Edith w gescie przejecia kontroli nad trauma
wraca w miejsce, gdzie zaznata krzywdy. Stoi sama, tylem do widowni, przed
Sciang zbudowana z wykrzywionych grymasami twarzy. Konstrukcja ta jest
animowana przez Swiatto, ktére czyni ja obiektem z porzadku niezwyktosci.

Stopione w zbitg mase dziesigtki tréjwymiarowych oblicz ozywaja,



sprawiajac wrazenie ruchu pulsacyjnego, wzrastania i kurczenia sie oraz
wykonywania manewrow naprzemiennego oddalania i przyblizania

poszczegolnych czesci.

Nastepnie powraca scena na peronie, a w niej zwielokrotniony,
zapowiedziany na poczatku motyw wyboru. Jeden ze straznikow rozkazat
Edith zidentyfikowaé matke. Wobec braku mozliwosci przewidzenia, jaka
odpowiedz da im najwieksze szanse na przetrwanie, dziewczyna wypowiada
slowo ,mama”, co sprawia, ze jest to ich ostatni wspélny moment. Od
przemocowej sytuacji przymusowej, niewykonalnej decyzji, ktora przyniosta
przesladujace ja przez lata poczucie winy, ostatecznie istotniejszy staje sie
wybdr, jak dalej prowadzié narracje o tej sytuacji. Dorosta juz Edith decyduje
sie uwolni¢ swoja tozsamos¢ od wiezi jednego zdarzenia z przesztosci,
odzyskujac sprawczosé i kontrole nad wspomnieniami. Przemiana ta zostaje
zaznaczona rowniez na poziomie animacji. W ostatniej scenie w petni
oswietlona aktorka trzyma lalke matki/siostry w obu dtoniach i tanczy,

animujac ja w widoczny sposob.

Z mojej perspektywy w The Choice bardziej niz refleksja o swiadectwie
Zagtady wybrzmiewa temat relacji miedzy tozsamoscig a naznaczona trauma
pamiecig, natomiast kontekst biografii Edith Edgar staje sie punktem
odniesienia dla uniwersalizujacej narracji. Trafne wydaje mi sie dopasowanie
formy do problematyki. Uwydatniona dynamika kontroli w relacji oséb
lalkarskich i animantéw buduje opowies¢ o zaleznosci miedzy sprawczoscia
»ja” a wspomnieniami. Kwestia zastanawiajaca pozostaje dla mnie natomiast
najwiekszy walor spektaklu, jakim jest warstwa wizualna. Obrazy sceniczne
sa niezwykle piekne, precyzyjne, surowe i eleganckie. Jak jednak rozumieé
taka estetyke w obliczu realiow miejsca i wydarzen, do ktorych sie ona

odnosi? By¢ moze jest to pochodna przyjetego pryzmatu nierealnosci,



wielowymiarowosci i subiektywnosci wspomnien. Ostatecznie w spektaklu
obecny jest przeciez takze aspekt dyskomfortu, zawarty w samej formie,

tworzacej iluzje obcowania z tym, co nieludzkie i niezrozumiate.

Poussiere

Innym spektaklem w programie festiwalu, ktéry wykorzystywat klasyczne
techniki lalkarskie, byto francuskie Poussiére w rezyserii Sophie Mayeux.
tragedii zbiorowej i przedstawia ja z perspektywy wyizolowanej jednostki,
ktdéra prébuje odnalezé sie w nowym, spustoszonym swiecie. Jak
dowiedziatam sie od tworcow w rozmowie po spektaklu, jedna z inspiracji do
jego powstania byly wybuchy wulkaniczne na Sycylii. Uniwersalizujac owo
zjawisko, artysci odseparowali je od kontekstu lokalnego i skupili sie na
przedstawieniu abstrakcyjnego procesu rozpadu, sytuacji postkryzysowej i
warunkow ponownego odrodzenia sie Srodowiska. Procesy wulkaniczne
zostaly zsyntetyzowane do warstwy sensorycznej i wizualnej. Inspiracja
zjawiskiem erupcji najwyrazniej zaznacza sie na poczatku spektaklu i jeszcze
przed jego rozpoczeciem, gdy publicznos¢ zajmuje miejsca na widowni (w
Szczecinie spektakl pokazano w matej sali Teatru Pleciuga). Sciany sa
zakryte dlugimi, jasnymi kotarami o cieptej barwie, a dlugie, ustawione w
kilka rzedow tawy drza. Niestabilnosc¢ siedzisk i domys$lna ruchomos¢ $cian
sprawiaja wrazenie trzesienia ziemi. Swiatlo gasnie, a na $rodku sceny
zostaje odstoniety przezroczysty cylinder o Srednicy okoto metra. To w nim
bedzie rozgrywacé sie akcja, jednak zanim pojawi sie antropomorficzny

podmiot, w pierwszej czesci spektaklu wymiar postaci zyskuja dym i piasek.



Przy dzwiekach ekspresyjnej muzyki smyczkowej wewnatrz cylindra odbywa
sie choreografia biatego dymu. Taneczny ruch tej nieuchwytnej
bezksztattnosci staje sie reprezentacja momentu przejscia miedzy rozpadem
a odstonieciem nowego, przeobrazonego swiata. Animacja symbolizuje
metamorfoze rzeczywistosci, dajac wyobrazenie o nagtych i przerazajaco
nieobliczalnych, ale jednoczesnie pieknych przemianach. Nastepnie dzwiek
zmienia sie na gtosny stukot, przypominajacy odgtos przektadanych kamieni,
jakby cos wygrzebywato sie z gruzu, a przez cylinder przelatuje masa
brudnego piasku. W miejscu, w ktérym jeszcze przed chwilg znajdowata sie
bezksztaltna materia, pojawia sie minimalistyczny, pokryty szarym pytem
krajobraz: kamienie, nagie drzewko, kawatek materiatu i kilka deseczek.
Spomiedzy nich wynurza sie mata posta¢, animowana przez dwie pary dtoni;

jedna z nich w czarnych rekawiczkach.

W drugiej czesci spektaklu dramaturgia opiera sie na stopniowym
odkrywaniu przez posta¢ nowej przestrzeni i odnajdywaniu w niej siebie. Ten
drugi aspekt ma wymiar dostowny, poniewaz podmiotowos¢, podobnie jak
swiat, ulegta rozpadowi. Zrobiona z papier-maché lalka jest rozcztonkowana,
z poczatku jest tylko gtowa, ktorej ciato zastepuje jedna z dioni animatorow
(Tim Hammer i Coline Ledoux). Za pomoca tej reki animant odnajduje w
gruzach kolejne czesci, by w koncu ztozy¢ z nich mate, szare ciatko. W tym
procesie lalka odbudowuje relacje z elementami siebie. Animowane konczyny
maja swoja podmiotowosc i sa nieufne wobec interakcji z tutowiem.
Paradoksalnie moment upragnionego scalenia przynosi zal. Lalka ponownie
jest samotna, znikaja nawet pomocne dtonie. Niewyrazna dramaturgia
sytuacji buduje sie miedzy jednoczesnym wzrastaniem animanta a
uwiezieniem w zamknietym obszarze. Bohater wyizolowany w nagle dziwnie
matej, bo zapehlionej jego ciatem przestrzeni, niepewnie odkrywa

opustoszatle, nudne i szare sSrodowisko. Zwienczeniem tego watku - choé



zaznaczonego tylko w kilku scenach, to dla mnie najciekawszego - jest
moment, gdy lalka podchodzi do Sciany cylindra i patrzy tesknie w ciemnos¢.
Przeszukawszy caly teren, znajduje tajemnicza skrzynie, z ktérej wyptywa
usypiajaca melodia. Dtonie zabieraja Spiaca lalke z cylindra, kurtyna opada, a
odstonieci animatorzy Spiewaja kotysanke po sycylijsku. Ziemia w cylindrze
ozywa, gdy wzrastaja w niej kwiaty i mchy, przestrzen niczym lalka zdobywa

wolnos¢ i odradza sie nowe zycie.

Poussiere nie mozna odmowié¢ waloréw estetycznych. Animacja, podobnie jak
lalka, jest zgrabna i precyzyjna, a tworzona w kilkuletnim procesie sceniczna
maszyneria robi wrazenie. Uwazam jednak, ze w spektaklu brakuje
elementow akcji, réznorodnosci sytuacji i budujacych dramaturgie zrodet
napiecia. Historia jest przewidywalna, a jej realizacja trwa zbyt dtugo, by
pozostac atrakcyjna wytacznie dzieki warstwie wizualnej. Brakowato mi
pogtebienia reflacji o zyciu w postapokaliptycznym Swiecie, a monotonne
piekno i subtelnosé form nie oddaly potencjalnej ztozonosci tematu. Sytuacje
byty zbyt ogo6lne, by mogty by¢ przejmujace, dlatego finalowy gest
uwolnienia lalki przeszed! prawie niezauwazony, zwtaszcza ze uwage
odciagat Spiew animatoréw. Innym aspektem, ktory w moim odczuciu dziatat
na niekorzysc spojnosci spektaklu, byta warstwa dzwiekowa. Przez wiekszos¢
czasu stychaé gtosna, bogata, klasyczna melodie smyczkowego wielogtosu,
co kontrastowato z kameralna atmosfera przedstawienia. Ciekawe byly za to
pojedyncze momenty, gdy mozna byto ustysze¢ materialnos¢ scenografii oraz
gdy pojawialy sie odgtosy nalezace do Swiata przedstawionego, jak na
przyktad spiew ptakéw podczas interakcji postaci z drzewem. Ekspresyjna,
zakorzeniona w swiecie rzeczywistym muzyka oddzielata sie od sytuacji i
wrazliwosci postaci, co wywotywato efekt falszu. Sam temat przez skromnos¢
narzedzi narracyjnych gubit sie na rzecz formy. Nie wybrzmiata narracja

jednostki ani jej szerszy kontekst, dlatego uwazam, ze spektakl ten operowat



raczej na poziomie obserwacji niz refleks;ji.

Swiping Right

Pogtebionej spoteczno-politycznej refleksji nie mozna natomiast odmoéwic
Swiping Right, za ktérego koncepcje i wykonanie odpowiada Sophie Anna
Veelenturf. Monodram ten to projekt ciekawy, doskonale wpisujacy sie w
tegoroczne hasto festiwalu. U jego podstaw stoi watek autobiograficzny.
Veelenturf, ktora identyfikuje sie jako ,lewaczka”, rozwaza swoje relacje
romantyczne na tle politycznej polaryzacji (trzykrotnie byta zwigzana z
mezczyznami deklarujgcymi prawicowe poglady). Analizujgc swoje przeszie
relacje, artystka zaczeta zadawac sobie pytania o dynamike i warunki
utrzymywania takiego rodzaju zwigzkow. Refleksje te zdecydowala sie
przenies¢ na szersza skale. W ramach przygotowan do projektu
przeprowadzita ponad czterdziesci wywiadow z parami o przeciwstawnych

pogladach politycznych.

Spektakl ma strukture wyktadu peformatywnego z elementami stand-upu,
podczas ktorego artystka przedstawia najciekawsze fragmenty nagranych
rozmdéw. Przenosi rdéwniez ich dramaturgie na scene, odgrywajac na biezaco
siebie i swoich rozmowcéw poprzez lip sync. Z kazda kolejna para,
przedstawiang poprzez audio i podstawowe informacje (imie, wiek, zawdd),
pojawiaja sie nowe, poszerzajgce problem kwestie 0 wymiarze tylez
tozsamosciowym, co politycznym, takie jak rasa, orientacja seksualna, ptec,
religia czy narodowosé. Twérczyni zdaje sie pytac juz nie o to, czy umiemy
oddzieli¢ osobe od jej pogladow, ale o to, czy potrafimy tego nie robié. Czy

nasze przekonania polityczne moga by¢ silniejsze niz poczucie spetienia w



relacji? Aktorka nie wymazuje z tej narracji siebie, analizujac réwniez swoje
usytuowanie badawcze i zachowanie, ktore z niego wynika. Waznym
watkiem jest rowniez kontekst aplikacji randkowych i ich rola w tworzeniu,
poprzez tendencyjne filtry, falszywego wyobrazenia o tozsamosciach

spdjnych i binarnych.

Forma spektaklu jest prosta. Scenografia sktada sie z minimalistycznej,
drewnianej konstrukgcji z ruchomych skrzynek, ktéra symbolizuje stét i
krzesta - uniwersalne miejsce randkowych rozméw. Kostiumy stylizowane sa
na prywatne ubranie, artystka nie wprowadza tez zadnych efekciarskich
zabiegow technicznych. Veelenturf kilkukrotnie zwraca sie bezposrednio do
osoby obstugujacej spektakl, co, obok interakcji z publicznoscia, podkresla
brak czwartej sciany. Na czarnym ekranie za monologujaca performerka
okazjonalnie wyswietlane sa pojedyncze informacje, takie jak opisy

rozmowcow czy zdjecia jej prywatnego profilu z aplikacji randkowe;.

Z tego schematu wytamuje sie scena sondy spotecznej przeprowadzonej w
uktadzie przewrotnej gry z widzami. Performerka inicjuje piosenke, na ktorej
tekst sktadaja sie sztandarowe hasta dwoch obozéw politycznych. Najpierw
wykrzykuje fraze, nastepnie pierwsze jej stowo, a widzowie odpowiadaja jej,
konczac hasta wedtug schematu wypisanego na ekranie. Z poczatku sa to
slogany kojarzone z ,uniwersalnymi postawami lewicy” np. , Tax - the rich”.
Artystka wypowiada je, wykonujac erotyczne ruchy, a melodia przyspiesza.
Hasta ptynnie przechodza w te nalezace umownie do przekonan
»,prawicowych”. Piosenka konczy sie na agresywnie powtarzanym wezwaniu

»,Owipe right!”.

W tej krotkiej scenie dziata jednoczesnie kilka mechanizméw. Podczas
pokazu, w ktorym uczestniczytam, gtosy widzow, najgtosniejsze na poczatku,

stopniowo cichty, a réznica w komforcie wypowiadania haset wydawata sie



niemal namacalna. Oczywiscie nie wszystkie gtosy umilkly i nie stato sie to
jednoczesnie. Skupienie na utrzymaniu szybkiego tempa konkuruje z
automatycznie narzucajaca sie refleksja nad stusznoscia skandowanych
postulatéw. Ponownie wraca kwestia relacji miedzy tozsamoscia a
identyfikacja z konkretnymi politycznymi srodowiskami, a skala refleks;ji
zostaje tym razem poszerzona o publicznos¢. Nagtej zmianie podlega nie
tylko tekst, ale i forma. Tekst dla widzow zaczyna migac szybko na ekranie,
zapala sie czerwone swiatto, a performerka przypomina krzyczaca z méwnicy
polityczke. Z poczatku wydawato mi sie, ze widzowie chetnie wchodzg w
pozornie niewinng gre, zacheceni charyzmatyczna energia aktorki, ale potem
sympatia ta zwraca sie przeciwko nim. Veelenturf sama momentami milknie i
bacznie obserwuje dynamike zgromadzonych oséb, jakby sprawdzajac, jak
szybko sie potapiemy. Na moment wytwarza sie napiecie miedzy personalng
wiezig a przekonaniami. Kompozycja sceny nawiazuje do konstrukcji
aplikacji randkowej, nie tylko przez dwuznacznos¢ nazewnictw - (decyzja
prawo/lewo w kontekscie uzywania aplikacji oraz polityki) , ale rowniez
poprzez powielenie jej mechanizméw. Zasada przesuwania w prawo
(wyrazenie zainteresowania) lub w lewo (odrzucenie) kolejnych profili
odpowiada tu opozycji prawica - lewica. Jednoczesnie tworczyni odwotuje sie
do kapitalistycznego wyobrazenia rynku matrymonialnego, z jednej strony
budujacego tendencje do szybkiego i bezrefleksyjnego ,kupowania”
znajomych frazeséw i odrzucenia ,drugiej strony”, a z drugiej -
zachecajacego do tworzenia rownie natychmiastowych, esencjalistycznych
opisOw samych siebie. W pozostatych scenach brakowato mi uruchomienia
tego rodzaju satysfakcjonujacej, teatralnej dynamiki. Przekonuje mnie jednak
wykorzystanie teatru jako forum umozliwiajacego wywotanie spotecznej
dyskusji. Podczas przebiegu, w ktorym uczestniczytam, stosunkowo duzo

0sOb stopniowo opuszczato sale. Decyduje sie rozwazy¢ ten gest jako oznake



skutecznosci tego formatu w aktywowaniu niewygodnej rzeczywistosci. Przez
komiczna konwencje wyraZnie przebija sie przekaz, ktéry wydawat sie
poruszaé u osob widzowskich rejestr tego, co wazne, prawdziwe, chciatoby
sie stwierdzi¢, osobiste. Nie bez znaczenia jest tu réwniez dziatanie
spektaklu na rzecz integracji zgromadzonych. Dynamika monodramu
sprawia, Ze zwracamy uwage na wzajemna obecnosc¢, reakcje innych i ich

domyslne tozsamosci.

Poczatkowa teza, ze wiekszos¢ 0séb nie chciataby randkowac z kims o
przeciwnych pogladach politycznych, owocuje odkryciem wsréd ,badanych”
zwigzkow kilku tendencji. Wsrdd nich najwazniejsza jest potrzeba zmiany
przekonan partnerki lub partnera. Veelenturf przewrotnie zaczyna rozmowy
od prostych, grzecznosciowych pytan: o okolicznosci poznania, powody
zauroczenia czy plany na przysztos¢. Nastepnie delikatnie wprowadza
przedmiot kontrowersji, pytanie, jak pary radza sobie w momentach
demaskujacych sprzecznos$¢ fundamentalnych przekonan. Zapytane o to
osoby uzywaja podobnych sposobdw, takich jak uciecie dyskusji, thumaczenie
pogladow drugiej osoby i przedstawianie ich jako mniej radykalnych, niz sg
w rzeczywistosci. Okazuje sie tez, ze w pozornie dychotomicznym podziale
ujawniajg sie mniej lub bardziej zaskakujace niuanse, a bohaterowie rozméw
nie ucielesniaja algorytmicznych wzorow z randkowych aplikacji.
Réznorodne niespdjnosci, hipokryzja czy moralny dualizm ujawniaja sie
miedzy innymi w rozmowie z bytym chtopakiem artystki, ktory, mimo
niezmiennie deklarowanej pogardy dla spotecznosci LGBTQ+, jest w zwigzku
z mezczyzna, czy z kobietq, ktdra zakorzenia swoja feministyczna tozsamosé
w pogladach prawicowych. Ciekawe byly dla mnie roéwniez pojedyncze
wtracenia wychodzace poza relacje romantyczne, dotyczace na przyktad
wplywu pogladdéw osob partnerskich na naszych bliskich czy sytuacji, w

ktérych przeciwny swiatopoglad deklaruje cztonek rodziny lub przyjaciel.



Godna podziwu wydaje mi sie szczeros¢ (nawet jesli nie realna, to na pewno
realistyczna) performerki w ukazywaniu wiasnego zagubienia, frustracji i
bezsilnosci. Valeenturf odtwarza na scenie réwniez momenty, w ktorych nie
wie, co zrobié, albo przylapuje siebie na wchodzeniu w nieprofesjonalne
schematy. Ta ostatnia sktonnos¢ ujawnia sie, gdy performerka, zamiast
otwarcie powiedzie¢ o dyskomforcie wobec pogladéw rozmowcy, Smieje sie
nerwowo, a z gtosnikow w zapetleniu stychac¢ jej gtos powtarzajacy bezradne
»That’s soo interesting”. Artystka wystawia na ocene sama siebie. Styszymy
rozmowy z jej bytymi partnerami. Szczegdlnie intymna wydaje sie ta z
Jeffem, do ktérego performerka wciaz zywi uczucia. Styszymy tez z nagrania,
jak rezyserka Doris de Vries krytykuje Veelenturf za to, ze ta zmienia swoje
zachowania w stosunku do mezczyzn, z ktérymi przeprowadza rozmowy, w
zaleznosci od tego, jakie maja oni poglady, oraz zarzuca jej brak
profesjonalizmu w kontekscie wywiadow z bylym partnerem. Czescia
spektaklu jest rowniez monolog, w ktdrym performerka nazywa swoje serce
»oportunistycznym i pelnym hipokryzji”. Te rozwiazania czynia z niej
narratorke sympatyczna i wiarygodna. Ostatecznie aktorka dochodzi do
konkluzji na polu prywatnym. W procesie zbierania materiatu odnowita
kontakty i znalazta nowych przyjaciol, dzieki czemu ma nadzieje na zmiane
wlasnej postawy. Chce by¢ jeszcze bardziej otwarta, a jednoczesnie
asertywna, zawsze gotowa na wystuchanie i udzielenie gtosu , drugiej

stronie”.

KKk

Skupione wokot tematyki przenikania sie perspektywy prywatnej i
wspolnotowej spektakle Kontrapunktu odstaniaja réznorodnos¢ porzadkow,
w ktorych artysci szukaja wymagajacych zauwazenia tematow. Ciekawie jest

obserwowac, w jakich miejscach tworcy i kuratorzy odnajduja kwestie



niesprawiedliwosci, krzywdy czy systemowego btedu. W spektaklach, ktére
omoOwitam, odstonily sie roznorodne problemy: od niewyczerpanych
konsekwencji traumy, przez kwestie zwigzane z procesami naturalnymi, po
tematyke napie¢ miedzy polityka a miedzyludzkimi relacjami. Uwage zwraca
rowniez roznorodnosc¢ teatralnych form komunikacji. Tych, ktore jak
klasyczne techniki lalkarskie operuja w duzej mierze w trybie abstrakcji,
aktywujac indywidualne sfery wyobrazni oséb widzowskich oraz tych, ktére
tak jak stand-up sprzyjaja reakcyjnosci, osadzeniu w tu i teraz lub odsytaja
do realiow pozateatralnej codziennosci. Jednostkowe historie bedace osia
opisanych spektakli petnig funkcje reprezentacji szerszych zjawisk rozpadu i

obrazuja jego transformacyjny potencjat.
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