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W poszukiwaniu przyjemnosci

Marcin Mietus

18. Miedzynarodowy Festiwal Sztuki Tanca i Performansu Ciato/Umyst, 4-12 paZzdziernika
2019

Hastem ,Przekraczajac przyjemnos¢” kuratorka festiwalu Ciato/Umyst Edyta
Kozak zacheca do szukania nowych drog w zyciu i sztuce oraz zatopienia sie
w przyjemnosci, osiagalnej, jej zdaniem, za pomoca przekroczenia. Moment
transgresji uchwycony przez zaproszonych artystow i artystki ujawniat sie w
rezygnacji z wewnetrznej walki, akceptacja wlasnej podmiotowosci i
czerpaniem z niej pozytywnych bodZcow. Odstoniecie napieé¢ i wtasnych
stabosci daje site do mowienia o rzeczywistosci i zacheca do podjscia dalej w
okreslonym kierunku. Do tworzenia, ktore moze by¢ obietnica szczescia i
przyjemnosci, czesto zwigzanych z osiagnieciem satysfakcji. Droga do niej
potrafi by¢ jednak wyboista, co udowodnity pokazywane na festiwalu prace

Izy Szostak i Rafata Dziemidoka.



Festiwal otworzyl Le journal secret, przygotowany w ramach corocznych
rezydencji. Tytut zapowiada rodzaj pamietnika - i rzeczywiscie, Iza Szostak w
swoim solo odwotuje sie do wspomnien, wykorzystujac prywatne archiwum
zapisywane na kasetach miniDV, ale tworzy raczej taneczny esej na temat
sposobdéw prezentowania doswiadczen anizeli autobiograficzny spektakl. Na
performans, oprocz ruchu, opartego na pracy nad stanami emocjonalnymi,
sktada sie dziennik wideo wpleciony w animacje 3D oraz praca z obiektem.
Ciato tancerki ulega w drugiej czesci spektaklu redukcji na rzecz
przedmiotu; przeskalowanej kamery wideo. Kostiumem, radykalnie
ingerujacym w tradycyjnie pojmowana cielesnosc, staje sie rozciagniety na
prostokatnym stelazu materiat z nadrukowana kamera, do ktérego tancerka
wchodzi i zamyka sie niczym w ruchomym namiocie. Posthumanistyczny
dyskurs, zarysowany w relacji z obiektem i wykorzystaniem idei nowego
materializmu, znany jest juz z poprzednich prac artystki (by wymienic
najbardziej oczywisty, czyli Balet koparyczny). W Le journal secret to nie
dziennik materializuje sie na scenie, lecz przedmiot-przekaznik, rejestrujacy

wspomnienia.

Wazna role odgrywaja w spektaklu materialy wideo, nagrywane przez
Szostak w czasie nauki za granicg, oraz dtuga animacja sebulca, artysty
postinternetowego, stworzona w konwencji niezgrabnego, pseudobajkowego
3D z awatarem artystki, kojarzaca sie z estetyka lat dziewieédziesiatych. Styl
tych lat mozna zauwazy¢ rowniez w kostiumie projektu Julity Gozdzik i
muzyce Kuby Stomkowskiego, zwtaszcza w zmiksowanych fragmentach
piosenki Ameno i przeboju Britney Spears ...Baby One More Time.
Samplowany hit popowej piosenkarki, cytowany réwniez w niektérych
fragmentach animacji (wspdtpraca przy dialogach i dramaturgia: Szymon
Adamczak), wdziera sie w fonosfere niczym wspomnienie, funkcjonuje na

zasadzie flashbacku. Popkultura zawlaszcza jezyk, ktory w wielu miejscach



staje sie fragmentaryczny, poszarpany, nielinearny. Zupetnie jak
nieoczywisty ruch, do ktérego wkradaja sie zapozyczone z codziennosci gesty
- pomiedzy sekwencjami tanecznymi Szostak zwigzuje wiosy, rozgrzewa sie,
niespiesznie wktada buty na koturnach. Ten sekretny pamietnik przypomina
wyklejany wycinkami zeszyt, rodzaj kolazu, ktdrego elementy na pierwszy
rzut oka moga wydawac sie nieistotne lub wrecz naiwne. Sa jednak
Swiadectwem tego, Ze osobiste przemyslenia i zestaw doswiadczen moga by¢
wspolne dla réznych odbiorcéw. Le journal secret nie jest podsumowaniem, a

raczej dowodem poszukiwan artystki.

Okreslany jako ,tancerz osobny” Rafat Dziemidok, rowniez bazujacy na
wspomnieniach, zongluje z konwencja benefisu, rezyserujac i performujac
rodzaj podsumowania wlasnej drogi artystycznej, przy jednoczesnym
wymykaniu sie tej banalnej formule. Jak tanczyc¢ az po (Zycia) kres
polemizuje z autobiografia amerykanskiego tancerza Daniela Nagrina How
to Dance Forever, do ktérej Dziemidok siegnat wiele lat temu,
zafascynowany sylwetka artysty. Lektura stata sie pretekstem do préby
opisania wlasnej sciezki twdrczej. W efekcie trzy lata temu w ramach cyklu
performatywnego , Taniec, moja mitos¢” w Komunie// Warszawa powstat
spektakl, ktorego rozwiniecie zaprezentowane zostato podczas festiwalu
Ciato/Umyst. Scenografie tworza krzesto, mikrofon na statywie oraz kilka
rekwizytéw: wspomniana ksigzka Nagrina, butelka wody, recznik do
wycierania potu. W niewielkiej Swietlicy Nowego Teatru panuje swobodna
atmosfera. Dziemidok powraca wspomnieniami do poczatkéw swojej kariery,
z gorzkim humorem i bezpretensjonalng szczeroscia opisujac zderzenie
wtasnych oczekiwan i ambicji z rzeczywistoscia. Nieubtagalny czas
funkcjonuje tu jako kategoria opisu swiata i kondycji artystycznej. Ciato
wchodzi w dialog ze stowem. I cho¢ wyktadowi blizej do Swieckiej spowiedzi,

trudno tu méwic jednak o intymnym wyznaniu, bowiem eksperymentujacy



tancerz wymyka sie jednoznacznym osadom, caty czas sytuujac sie gdzies
obok prowadzonej narracji. Z dystansem przyglada sie rowniez wlasnej
ekspresji ruchowej. Mimo ze granic fizycznych nie jest w stanie przekroczyc,

tanczy dalej, szukajac samospetnienia.

Z autonarracja eksperymentuje rowniez amerykanski tancerz i choreograf
Trajal Harrell, znany z tworczego przewartosciowywania historii tanca
wspétczesnego. W 2018 roku ,Tanz Magazine” uznato Harrella za tancerza
roku, co zmusito go do redefinicji wtasnych zainteresowan i miejsca w tancu.
Co oznacza prestizowa nagroda dla artysty, ktéry nigdy nie traktowat
powaznie takich rankingéw? Czy to moment na tworzenie podsumowan, czy
na dalsze poszukiwania? Odpowiedzia na te pytania jest solo Harrella Dancer
of the Year, ktére w nietypowy sposob traktuje kategorie popisu. W
choreografii nie ma wirtuozerii, artysta porusza sie w taki sposéb, jakby
tanczyt dla samego siebie - nie przejmujac sie widzem, krytyka i nagrodami.
Na koniec zwraca sie jednak do publicznosci, ktaniajac sie i dziekujac. To
odwzajemniony prezent, okazanie wdziecznosci za przybycie i docenienie
jego pracy, a tym samym zaznaczenie w strukturze spektaklu pozycji widzow,
zaproszonych do wspotudzialu w tworzonej na ich oczach ceremonii. Harrell
przetwarza gesty z poprzednich prac, stajac sie na chwile zywym archiwum,
nosnikiem historii wtasnych performanséw, dzieki ktérym zdobyt uznanie.
Akumulowane przez ciato choreograficzne strategie czerpiace z poprzednich
projektow, zestawiajacych tradycje tafnca post-modern z queerem i
voguingiem, dominuja nad warstwa emocjonalng. Obrazy komponowane
przez Harrella, gléwnie przez zmiany kostiumu, jedynie przypominajg, ale
same nie niosa znaczen. Spektakl najlepiej dziata wtedy, kiedy widz pozwoli
sobie wzig¢ udziat w zaproponowanej przez Harrella konwencji i stanie sie
aktywnym uczestnikiem przeprowadzanego w jego obecnosci eksperymentu.

Mam jednak nieodparte wrazenie, ze moje uczestnictwo byltoby pekniejsze,



gdybym znat poprzednie dokonania choreografa.

Z kolei wtoski choreograf i artysta wizualny Alessandro Sciarroni bada
zaleznosci miedzy ruchem a zmiang Swiatet, konfrontujac je z wtasna
wytrzymatoscia fizyczna oraz percepcja ogladajacego. Solo CHROMA don’t
be frightened of turing the page, ktérego tytut Sciarroni zaczerpnat z Ksiegi
kolorow rezysera Dereka Jarmana oraz z albumu& swego ulubionego zespotu
rockowego Bright Eyes, opiera sie na precyzji wykonawczej i doskonatej grze
Swiatel. Podwdjne rzedy widowni okalaja biata, prostokatna podioge
baletowaq, ktéra poruszajacy sie po przekatnej artysta mierzy krokami. Gdy
wreszcie odnajduje centralny punkt sceny, zaczyna wirowac i wiruje
nieprzerwanie przez trzydziesci pie¢ minut. Zredukowanie gestu do jednej
frazy, obracania sie, moze sprawia¢ wrazenie monotonnego. Zmiana uktadu
rak i dioni oraz przemieszczanie sie po biatej podiodze znaczaco zmieniaja
perspektywe, a patrzenie na wtoskiego derwisza daje duzo przyjemnosci.
Trudno oderwac od niego wzrok. Dramaturgia ruchu jest bardzo
przemyslana i konkretna. Sciarroni kresli geometryczne ksztalty, przy
akompaniamencie wtasnych krokéw i oddechow. Cienie tworza niezwykte,
wielobarwne kompozycje, wprowadzajac w trans tancerza i widzow. Biala
podloga staje sie wskaznikiem, a zarazem podpora dla wspdtobecnosci ciat
publicznosci i performera. Dzieki tak silnej obecnosci, przy ktérej nacisk
ktadziony jest na fizyczny aspekt osadzenia wykonawcy w przestrzeni, jako
widzowie mozemy ,o0dejs¢ od machiny iluzji teatru i wejs¢ w maniakalnie
naladowanag terazniejszos¢” performansu, jak pisat André Lepecki (Lepecki,
2013, s. 449). Po tak intensywnym obracaniu sie wokot wlasnej osi
zaskakuje, ze Sciarroni nie traci rownowagi. Cechuje go sita i spokoj, finezja
i moc, przy jednoczesnym minimalizmie srodkéw. W finale na ustach
tancerza pojawia sie usmiech, oznaczajacy rados¢ i spetnienie. Poszukiwanie

ekstazy, tanecznego upojenia zostato zakonczone sukcesem. Chroma to



zdyscyplinowana, hipnotyczna choreografia, w ktérej gtownym tematem jest

przestrzenny i czasowy wymiar ruchu.

Oprocz prac solowych, ktére zdominowatly osiemnasta edycje festiwalu
Ciato/Umyst, zaprezentowano dwie prace zespotowe. W Trigger of Happiness
pochodzacych z Portugalii Any Borralho i Joao Galante rowniez mamy do
czynienia z subiektywna narracja, tym razem oparta na osobistych
przezyciach mtodych performerow, przekazywang nie tancem, wideo czy
kostiumem, a za pomoca storytellingu. To wypowiadane na zywo opowiesci,
sluzace wymianie doswiadczen, stanowiag o$ spektaklu skupionego wokot
problemdéw znajdujacych sie u progu dorostosci ludzi. Trigger of Happiness
rozpoczyna zywiotowa dyskoteka dwanasciorga wykonawcéw. Kazde z nich
przerywa ja w dowolnym momencie i siada frontem do widowni przy
znajdujacym sie na proscenium diugim stole. Opowiesci inicjuje gra
przypominajaca rosyjska ruletke - zapalnik przytozonego do skroni pistoletu-
zabawki powoduje pekniecie balonu z kolorowym pudrem, sygnalizujacym,
kto zabierze gtos. Wykonawczynie i wykonawcy (w wiekszosci amatorzy,
wylonieni w otwartym przestuchaniu) maja dodatkowe utrudnienie -
odczytuja z przyczepionej do pistoletu kartki temat, jaki musza poruszyc¢:
najszczesliwszy moment w zyciu, pierwsze zauroczenie, ale tez ktopoty z
rodzicami lub mysli samobdjcze. Burza hormondw, presja rodzicow,
oczekiwania spoteczne i konflikty miedzypokoleniowe, idace w parze z
brakiem scenicznego doswiadczenia i naturalnoscia, odstaniajg w niektorych
momentach poktady znajomej z mtodzienczego okresu emocjonalnosci i leku
przed brakiem akceptacji, co pozwala widzom na identyfikacje z bohaterami.
Opowiesci kierowane do wszystkich zgromadzonych - partneréw scenicznych
i publicznosci - rysuja wieloraki obraz mtodego pokolenia, niekiedy zabawny,
czasem nawet wzruszajacy, ale tez dosé¢ banalny i nieotwierajacy gtebszej

dyskusji o wspdlnej przysztosci.



Inny problem podejmuje najciekawszy spektakl pokazany na tegorocznym
festiwalu, finatowy to come (extended), za ktorego koncepcje i choreografie
odpowiada dunska artystka Mette Ingvartsen. Pierwsza, mniej rozbudowana
wersja performansu, w ktorym choreografka sama wystepowata, miata
premiere w 2005 roku. Ingvartsen powrdcita do niego dziesie¢ lat pdzniej,
eksplorujac temat seksualnosci i jej widocznosci w sferze publicznej, w
wyniku czego powstaly cztery oddzielne prace (w serii nazwanej The Red
Pieces), w tym rozszerzona wersja to come, pokazywana na festiwalu. Biatg
przestrzen w szybkim tempie zapelnia kilkanascioro wykonawcow w
niebieskich kombinezonach, zakrywajacych cate ciato - od palcéw u stép po
czubek glowy. W kompletnej ciszy konstruuja na scenie wypreparowane,
orgiastyczne figury, w ktorych zastygaja niczym rzezby. To wariacje na temat
pozycji seksualnych, inspirowane, miedzy innymi, ilustracjami dziet markiza
de Sade. Tworzone btyskawicznie cielesne kompozycje przypominaja
wyrafinowane tableaux, ale kolorystyka przywodzi na mysl nie klasyczne
malarstwo, a raczej pikselowa grafike z ekranu komputera. Kostiumy mocno
przylegaja do cial, nietrudno wiec rozpoznaé pteé¢ performerek i
performerdw, ale nie ma ona tutaj znaczenia. Choreografka stwarza sytuacje,
w ktérej jednostka decyduje, czy chce dominowac, czy by¢ zdominowana,
troche na przekor hierarchizacji panujacej w pornografii i jej polityki

zarzadzania pragnieniami.

Seks w to come (extended) staje sie narzedziem wyzwalajacym z
konwenanséw oraz kultury uprzedmiotowiania ciata na rzecz wzbudzania
pozadania. Kapitalistyczny i komercyjny wymiar nagosci, skupiony na
konsumpcji obrazow i meskim spojrzeniu, bierze aktywny udziat w przemysle
porno-erotycznym. Przeplyw obrazéw nagich cial dominuje nasza kulture, ale
w najpopularniejszych portalach spotecznosciowych jest cenzurowany. Ta

edycja nagosci to kontrola nad tym, ktore obrazy maja by¢ widzialne w



publicznej przestrzeni, a ktore sa niepozadane. Musza przede wszystkim
spelia¢ warunek dawania przyjemnosci. Blyskotliwy spektakl Ingvartsen to
warsztat spojrzenia, w ktorym widz zostaje zachecony do kontemplacji
powolnych, cielesnych pejzazy ludzkiej fizjonomii, odartych z erotyzmu.
Dzieki nim mozliwa jest refleksja na temat oddziatywania seksualnych tresci
w przestrzeni publicznej. W przewrotnej finatlowej scenie nadzy tancerze
wykonuja swingujacy lindy-hop w bardzo ekspresyjnej, zywej choreografii
przy akompaniamencie Sing Sing Sing Benny’ego Goodmana. Diugi,
intensywny taniec prowadzi niemal do wyczerpania, mimo to sprawia
wrazenie radosnego. Tego rodzaju przekroczenie, synonimiczne z akceptacja
rzeczywistosci i wlasnego ciata oraz wyzwoleniem z ciasnych ram
kapitalistycznej rzeczywistosci, to idealne podsumowanie catego festiwalu,
drazacego temat przyjemnosci na rézne sposoby. Widowiskowa choreografia
Ingvartsen jest doskonala ramg, ktora pozwala nam przedefiniowaé wtasna

fantazje.

Autor/ka

Marcin Mietus - absolwent teatrologii na UJ. Jako krytyk teatralny wspotpracuje z portalem
,taniecPOLsKa” oraz internetowym ,Dialogiem”.
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