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W sierpniu 2021 roku pod hastem ,Zobaczy¢ taniec” odbyta sie I edycja
Krakowskiego Festiwalu Tanca. To nowe wydarzenie taneczne,
organizowane przez Krakowskie Centrum Choreograficzne. W trakcie
festiwalu widzow zaproszono do udziatu w tygodniowych warsztatach
ruchowych. W lipcu odbyly sie spotkania on-line z Joanna LeSnierowska pod
hastem ,Jak zobaczy¢ taniec?”, bedace niejako wstepem do festiwalu. Przez
caly sierpien na Rynku przy Nowohuckim Centrum Kultury dostepna byta
wystawa fotograficzna Klaudyny Schubert Dance until we are lost. Po
spektaklach widzéw zapraszano na rozmowy prowadzone przez Karoline
Wycisk.

Krakowski Festiwal Tanca jest potaczeniem warsztatow i festiwali (Festiwal

Tanca Wspdtczesnego Spacer, BalletOFFFestiwal, Konkurs choreograficzny



3... 2... 1...Taniec!, tygodniowe warsztaty KCC Dance Intensive)
organizowanych przez Krakowskie Centrum Choreograficzne w latach
2014-2019.

Inny, czyli jaki?

Festiwal rozpoczat sie premierowym Tytum w choreografii i wykonaniu
Marty Wotowiec i Poernimy Gobardhan. Spektakl jest koprodukcja KORZO
Theatre i Krakowskiego Centrum Choreograficznego. Duet taneczno-
choreograficzny skupia sie na poszukiwaniu wspolnego jezyka w tworzeniu
scenicznej narracji. Artystki eksploruja sytuacje wspolnej pracy i innosci w
sposobach poruszania sie. Obie poszukuja wtasnego jezyka ruchowego w
pracach solowych: Marta w tafncu wspotczesnym i improwizacji, Poernima w
klasycznym tancu indyjskim bharata natyam, interpretowanym w zachodnim

kontekscie, w potaczeniu z indyjska dramaturgia.

Tematem spektaklu jest spotkanie dwoch artystek, ich wizji scenicznych i
jezykéw ruchowych. Tancerki wykorzystuja sytuacje poznawania sie, ktérej
towarzyszy dystans i badanie wtasnych granic, do podjecia ruchowej
dyskusji. Wspomniany dystans widoczny jest juz w wykorzystaniu Swiatet.
Swietlne koto, po ktérym poruszaja sie artystki, kurczy sie w miare rozwoju
spektaklu. Roznica sposobdw poruszania sie jest sita napedowa spektaklu.
Napiecie, ktére wytwarza sie w jej wyniku, pozwala artystkom potaczy¢

praktyki ruchowe w byciu jednoczesnie samej ze soba i wspdlnie na scenie.

W spektaklu panuje duzo spokoju, wybudzajacy ruch poczatek pozwala na
doktadne przyjrzenia sie kazdej z tancerek, zauwazenia detali w utozeniu
ciata. Po minimalistycznym wstepie artystki poruszaja sie po swietlnym kole,

mijajac sie nawzajem. Stoja do siebie tylem, nie patrza na siebie, choé



wydaje sie, ze doktadnie widza to, co robi ta druga. Korzystaja z podobnych
inspiracji ruchowych przy budowaniu indywidualnych, ale i wspolnych
Sciezek ruchowych. Wotowiec korzysta z technik tafnica wspotczesnego,
wzbogacajac go o elementy zaczerpniete z silnie skodyfikowanego tanca
indyjskiego. Poernima wprowadza do swojego tanca nieco lekkosci,
przetamujac pozycje i schematy ruchowe tanca indyjskiego. Artystki
wzbogacaja swoje praktyki choreograficzne o nowe struktury ruchowe. Nie
musza postugiwac sie tym samym jezykiem, zeby moc sie komunikowaé. Tak
odbiegajace od siebie techniki ruchowe, ktorymi zajmuja sie artystki, trudno
byto potaczy¢ w jedna czy stworzy¢ z niej nowa. To gleboki proces szukania
tego co pomiedzy - pomiedzy artystkami, ale i pomiedzy sposobami
poruszania sie. Wskutek tego wytwarzaja sie nowe tozsamosci ruchowe, w
ktérych wykorzystywane praktyki ulegaja transformacjom. Sposéb
poruszania sie po kole pozwala dostrzec wzajemne zapozyczenia. Muzyka i
Swiatlo silnie wplywaja na odbior spektaklu, wprowadzaja widza w sytuacje i
buduja dodatkowa linie dramaturgiczng. Odgtosy codziennosci (np.
wentylatora) i linie Swietlne inspirowane zjawiskiem echolokacji daja

tancerkom wzajemne przeczucie, ze ktdras jest obok.

Dystans i jego mechanizmy

Drugiego dnia festiwalu na klatce schodowej Nowohuckiego Centrum
Kultury pokazano spektakl wegierskiego choreografa i tancerza Mateé
Mészarosa Mechanics of distance, ktéry miat premiere w 2019 roku, przed
pandemia koronawirusa. Tytutowy dystans nabrat w spektaklu politycznego
znaczenia i zaczat byé odbierany w kontekscie lockdownu i spotecznego

odosobnienia.



W choreografii Mészarosa bezposrednia, namacalna wiez i bliskos¢
stykaja sie z bardziej podniostym, uroczystym wymiarem, a
dodatkowe uzupetnienie stanowi wymiar polityczny, ktérego celem
jest znalezienie odpowiedzi na pytanie, jak bardzo mozna
rozszerzy¢ granice tanca, jaki potencjat lezy u podstaw szczegdlnej,
stabo wykorzystywanej (infra)struktury i jakie sa nieskonczone
wymiary eksperymentow, otwartej przestrzeni, ktora tylko czeka, az

ktos zacznie jg odkrywac (Albert, 2021).

Struktura choreograficzna spektaklu jest tak skomponowana, ze mozna ja
zaadaptowac do réznych przestrzeni. Kazdy pokaz jest wyzwaniem dla
tancerzy i wymusza na nich szukanie rozwigzan, ktére pozwola wpasowac
ich dziatania w konkretne miejsca. Klatka schodowa w NCK jest petna
zakamarkéw, artysci wykorzystuja mozliwos¢ znikania i nagtego pojawiania
sie w nowym miejscu. Sytuacja sceniczna kreuje sie poprzez kontakt z
publicznoscia, zachowania widzow w przestrzeni. Granica miedzy
wykonawcami a ogladajacymi zaciera sie, kiedy ci drudzy, podazajac za
dzialaniami ruchowymi, sami zaczynaja sie poruszac i niejako staja sie
performerami. Artysci wyraZznie podkreslali, ze nigdy nie ustalaja poczatku
spektaklu, gdyz jest on zalezny zaréwno od nich samych, jak i od widzéw. Z
uwagi na to, ze spektakl opiera sie na ustrukturyzowanych improwizacjach,
tancerze musza przestrzega¢ wczesniej ustalonych zasad i konkretnych
sekwencji. Wyzwaniem staje sie dla nich podejmowanie decyzji ,tu i teraz” -
w tej przestrzeni, z ta publicznoscia. Czwartym performujacym jest muzyk,
multiinstrumentalista, ktory znika i pojawia sie w innym miejscu z nowym

instrumentem. Muzyka, ktéra gra, wplywa na ruch tancerzy i widzow.

Z poczatku tancerze maja neutralny wyraz twarzy, z czasem zaczepiaja

widzéw wzrokiem, burza dystans, podchodza bardzo blisko. Zaczynaja



uzywac stow, a dziatania nabieraja rozpedu i elementow zabawy.
Autentyczna rados¢ poruszajacych sie w przestrzeni ciat, miedzy ktorymi
dystans zmniejsza sie i zwieksza w zaleznosci od sposobOw przemieszczania
sie, przenosi sie na widzéw i wptywa na uwaznosc, z jaka obserwuja
spektakl. Niespodziewane zmiany, zatrzymania, a takze ogrom
improwizacyjnej abstrakcji doprowadzaja nas do konca spektaklu i grajacego

na skrzypcach Arona Portelekiego.

Przedziwna sztuka porazki. Jak wytanczyc

miejsce na podium?

Sticky Fingers Club to spektakl czworki mtodych artystéw: Dominiki Wiak,
Dominika Wiecka, Danieli Komedery-Miskiewicz i Moniki Witkowskiej.

Prawie dostalem kwiaty i prawie wiem jak smakowat szampan.
Pomylitem hamulec z gazem.

Jestem pierwszy poza podium. Wyprzedzitem tych wszystkich,
ktorzy sa za mna.

Prawie mam powdd do dumy.

Zgubitem sie znowu w tym samym miejscu.

Te owacje byty prawie na stojaco (Szafrankiewicz, 2021).



Glownym tematem spektaklu jest napiecie miedzy sukcesem a porazka,
miedzy miejscem na podium a staniem tuz za nim. Spektakl jest
autoironicznym ,pochodem przegranych”, w ktorym liczba cztery nie jest bez
znaczenia. W scenach grupowych wyraznie wida¢ lidera badz liderow.
Artysci zaznaczaja zmiany linii i miejsca. W jednej ze scen Dominik Wiecek
jest liderem linii, w ktérej artystki ustawione jedna za druga prébuja jak
najdoktadniej i najszybciej powtdrzy¢ po nim sekwencje ruchowe. Ruchy
proponowane przez Wiecka staja sie coraz szybsze i coraz bardziej
skomplikowane, a ustawiona na samym koncu Dominika Wiak musi zmierzy¢
sie z czwartym miejscem: poza podium. Nic nie widzi i wiekszos¢ sekwencji
dochodzi do niej z opdZnieniem, a skupione na prezentacji Witkowska i
Komedera-Miskiewicz nie utatwiaja jej zadania. Zenada, ktéra towarzyszy
checi wygranej czy pokazania sie z jak najlepszej strony, napedza
dramaturgie spektaklu. Swobodna energia, spontanicznosé, rados¢ i ironia
powoduja, ze spektakl oglada sie, jakby unosit sie na fali. Fali zwyciestw i

porazek, mikropotknie¢ i pewnych krokdow.

Ze scen solowych, w ktérych artysci realizuja swoje ,najciemniejsze
pragnienia” sceniczne i szalenstwa, mogtyby powsta¢ osobne spektakle. Jako
pierwsza, w muzyczno-ruchowo-aktorskiej aranzacji, wystepuje Daniela
Komedera-Miskiewicz. W operowej czarnej sukni zaczyna $piewaC Bohemian
Rhapsody zespotu Queen. Doswietlana latarka przez Monike Witkowska,
Komedera-Miskiewicz chce pokaza¢ swoje mozliwosci wokalne i aktorskie.
Zmienia sie energia sceny, artystka zaczyna tanczyé, robi przewroty, tak
jakby chciata pokazac, ze wielka suknia nie moze jej w niczym przeszkodzic.
Pozuje i puszcza oczko do publicznosci. Poszukuje pewnosci, a pomoc ma jej
w tym wlasna indywidualnos¢. Sposobem na udany wystep staje sie szukanie
sity w mozliwosciach porazki i przyzwolenie na nig. Dystans rozumiany jest

inaczej niz w spektaklu Mészarosa - jako dystans wobec siebie, tego, co sie



tworzy, i wobec checi dopasowania sie do kultury normatywnosci. Monika
Witkowska do konca spektaklu nie moze wytanczy¢ swojej solowej partii.
Kiedy zaczyna, cos stale jej przeszkadza: albo gasnie swiatto, albo wytacza
sie muzyka. Jej solo jest przerywnikiem w dziataniach scenicznych innych
tanczacych. Swiatlo nie chce jej objaé. Przez petne komizmu ruchy i gesty
przebija potrzeba akceptacji i dopasowania sie. Dominika Wiak w popisowym
solo z pelna precyzja, z powaznag ming prezentuje widzom wachlarz swoich
umiejetnosci i mozliwosci. Ubrana w zatobny toczek i czarne okulary, nie
odkrywa swojej twarzy az do konca solo. Kunszt i precyzja przetamane
zostaly niedopasowanym do sytuacji kostiumem. Najdtuzsze solo w historii
niesolowego spektaklu odgrywa Dominik Wiecek. Chodzi po scenie
najpewniejszym siebie krokiem i powtarza angielski tekst (np. ,Imagine the
world without his risk taking”) w réznych tonacjach, akcentujac coraz to inne
wyrazy. Podobnie jak Daniela, dodaje do tego ruch, improwizujac, reagujac
na to, co sie wydarza. Kiedy juz myslimy, ze skonczyt, wchodzi z impetem na
scene, jakby dopiero zaczynatl. Napiecie i dramaturgie tej sceny buduje

nieopanowana energia i che¢ pozostania w swietle reflektoréw.

Spektakl jest estetyczny i wysmakowany wizualnie. Eleganckie, czarne
kostiumy, nienaganne fryzury (ktére w trakcie tanca sie psuja) i idealnie
dopasowane swiatto tworza przestrzen tajemniczej rywalizacji o uwage i
sukces. W ostatniej scenie tancerze siadaja obok siebie, patrzac na widzéw;
kadr przypomina piknik w parku, peten spokoju i wspélnej energii. Tak jakby

w koncu liczyto sie znacznie wiecej niz to, kto stanie na podium.

Cialo w procesie

W trzecim dniu festiwalu premiere w ramach rezydencji w Krakowskim



Centrum Choreograficznym miata Karolina Kraczkowska, warszawska
tancerka, choreografka i cztonkini Centrum w Ruchu. The Vessel (z ang.
naczynie, zaréwno krwionosne, jak i pojemnik) pokazata jako efekt
rezydencji, w ramach work-in-progress. W kompozycji choreograficznej
wykorzystata serie upadkow, rozluznienia im towarzyszace,
fragmentaryzacje ruchow i pozycje odwrdcone. The Vessel oparty jest na
ustrukturyzowanej improwizacji, w ktérej pewne decyzje podejmowane sa na
biezaco, intuicyjnie. W w lewym rogu sceny stoi perkusja, Swiatta sg

minimalistyczne, jak na probie.

W swojej praktyce Kraczkowska szczegbélna uwage poswieca ciatu. Traktuje
je jak tytulowe naczynie, ktore wypeinia ruchem. Jak narzedzie
ucielesniajace afekty i stany, instrument do wyrazania emocji i mysli. Ciato
jawi sie jako nosnik seksualnosci i wladzy (uwiktany w dyskurs
maskulinistyczny), ale i punkt wyjscia do przemiany. Artystka prébuje
dotrze¢ do wlasnej tozsamosci, wizji siebie: kim jest, kim sie staje lub kim
moze sie staé. Sprawdza wytrzymatos¢ i site ciala-naczynia, jego granice, by
na koncu przygotowac je do procesu transformacji. Procesu, ktory jest seria

zmian, niedogodnosci i czasem burzliwego stawania sie.

Spektakl podzielony jest na trzy czesci. W pierwszej Kraczkowska ze
sznurem peret na szyi chodzi po scenie. Co jakis czas zerka na widzow.
Wyrzuca z kieszeni pojedyncze perly, czasem bierze w dton calq ich garsé,
bawi sie ciezarem i dZzwiekiem. Uwaznie wypuszcza je z rak, przepuszcza
delikatnie przez palce, pociera jedne perly o drugie. Turla je po podtodze, a
one obijaja sie o pierwszy rzad krzeset i nogi widzow, kursuja po scenie,
tworzac minimalistyczne i niedostowne obrazy. Stycha¢ kazdy krok artystki,
kazdy ruch peret. Wzrok widza przenosi sie na to, co dzieje sie na podtodze.

Artystka przytula gtowe do peret, nastepnie zlizuje kilka z podtogi, pokazujac



widzom jezyk.

Perty powstaja w wyniku dostania sie ciata obcego do muszli matza. Nie tylko
sg drogocenng ozdobng, ale i odrebnym bytem, drugim (nie)cichym
performerem, symbolem piekna, bogactwa i obcosci. Obcosci rozumianej w
kontekscie transformacji i zmiennosci peret (ciata), ktére pod wpltywem
czasu i wrazliwosci na czynniki zewnetrzne ulegaja deformacjom, starzeja

sie.

Kraczkowska w ciszy przechodzi do drugiej czesci spektaklu, stricte
ruchowej. Oparta na strukturach improwizacji, ta czeS¢ ma w sobie element
zaskoczenia nie tylko dla widzdéw, ale i dla artystki. Artystka eksploruje ruch
w pozycjach odwroconych, w ktérych plecy, miednica i nogi sa najbardzie;
widoczne dla widza. Plynny, a zarazem kanciasty ruch tworzy poruszajaca sie
hybryde zdefragmentowanego ciata. Pomiedzy niewygodne i ciasne pozycje,
pelne napiecia i impulséw, artystka wplata mikrorozluznienia. Ruch wydaje
sie nieustajgco rozwijac i narastac, kiedy artystka wstaje z podtogi, tempo
rosnie, a testowanie ciata wydaje sie jeszcze bardziej widoczne. Momenty
zatrzymania nie oznaczaja odpoczynku, sa przygotowaniem do dalszego
dziatania. W tym czasie nieujarzmiony naszyjnik walczy o przetrwanie, peka i
przy nastepnych ruchach stychaé¢ rozsypujace sie po podtodze perty. W
ostatniej scenie Kraczkowska przestaje tanczyc¢, siada na stotku do perkusji,
zarzuca resztki naszyjnika na nagie plecy i zaczyna grac¢. Gra w rytm muzyki,
powtarzajac te sama sekwencje. Gra energicznie, muzyka wplywa na sposéb
poruszania sie stop, gtowy i plecow. Odstoniete plecy, rzadko pokazywane w
tancu, tworza wraz z pertami i opadajacymi na szyje wlosami malarskie
ujecie i dodaja obrazowi barokowego sznytu. Roztadowanie napiecia i emocji
odbywa sie poprzez coraz mocniejsze uderzanie w talerze i koncowe

rzucenie pateczkami.



Energia impulsow

Piatego dnia festiwalu Krakowskie Centrum choreograficzne zaprosito
widzéw na dwa solo. Pierwsze w choreografii Marty Wotowiec, drugie Oli
Bozek-Muszynskiej. Tens Marty Wotowiec to przede wszystkim energia.
Struktura choreograficzna solo, oparta na konkretnych punktach
improwizacji, wykorzystuje czas jako istotne narzedzie nowej choreografii.
Kazde dziatanie wybudza sie w okreslonym czasie i ptynnie przechodzi do
nastepnego. Ruch jest transformowany, rozwija sie transowo i progresywnie.
Artystka konsekwentnie realizuje temat spektaklu i przeprowadza impulsy

przez ciato.

Tens (z j. ang. transcutaneous electrical nerve stimulation) to
metoda przezskornej i elektrycznej stymulacji nerwow, stosowana w
terapii przeciwbdélowej, wykorzystujaca impulsy elektryczne o
niskiej amplitudzie. Umieszczenie elektrod na skérze sprawia, ze
prad przeptywa do nerwéw obwodowych i pobudza je w dwojaki
sposob: blokujac impuls nerwowy niosacy informacje o bolu do
mozgu oraz inicjujac powstawanie substancji przeciwbolowych -

beta-endorfin. (Krakowski Festiwal..., 2021)

Elektrycznosc¢ artystka wprowadza do swojego ciata w postaci impulséw,
wibracji i trzesienia. W Tens koncentruje sie na ciele i energii. Szuka takich
drog przeptywu, w ktérych odpowiednie impulsy wykonane w danym im
czasie i sile zapewnig przestrzen do dalszego dziatania. Towarzyszy temu
duze skupienie i uwaznos¢, z jaka artystka koncentruje sie na odczuwaniu i
rozwijaniu ruchu i ruchéw. Minimalistyczna kompozycja, sktadajaca sie z

(nie)wyraznych punktéw i przejs¢, dowodzi, ze mniej znaczy (o wiele) wiecej.



Rozpuszczone wtosy, luzne ubranie wprowadzaja aure tajemniczosci i
pozwalaja przenies¢ uwage widzow na ciato, sledzi¢ Sciezke rozwoju
pojedynczych wstrzasow, wyciszen i zmian ruchowych, wychwytywac kazde,
nawet najmniejsze drzenie. Nie bez przyczyny z Martag Wotowiec
wspotpracuje Wojciech Kiwer, zajmujacy sie tworzeniem muzyki z
syntezatora modularnego. DZwieki te, czeSciowo improwizowane, ale
podobnie jak ruch zachowane w swoich strukturach, pozwalaja na symbioze
ciata i muzyki. Prad i energia, ktore bodZcuja ciato, wptywaja na ruch. W
swojej prostocie Tens ma ogromng site. Napiecia oddziatuja bezposrednio na
widzéw, energia wydobywajaca sie z wnetrza, z mocnego umiejscowienia na
podiodze, rozprzestrzenia sie, zeby na koncu powrécié¢ do generatora-ciata.

Koncem jest spokoj, wyciszenie, zblizenie sie do widza, spojrzenie.

Na co jeszcze przyjdzie czas?

W trakcie pracy nad solo Dzieni, w ktorym V. data mi do myslenia albo jak
pozbytam sie prokrastynacji Ola Bozek-Muszynska przeprowadzita serie
wywiadow z kobietami po trzydziestce i po piecdziesiatce. Zadata im pytanie:
»,Na co jeszcze przyjdzie czas?”. Punktem wyjscia w spektaklu stato sie
poszukiwanie i analiza odpowiedzi, a takze estetyka kampu'. ,Kamp jest
konsekwentnie estetycznym przezywaniem Swiata. Wyraza zwyciestwo

«stylu» nad «trescig», «estetyki» nad «moralnoscia», «ironii» nad «powaga»’
(Sontag, 1979, s. 319).

Kamp, z jego naiwnoscia, ,byciem za bardzo” i nieprzecietna wizualnoscia,
jako estetyka stat sie inspiracja w kompozycji choreograficznej Dnia, w
ktérym... Spektakl powstat w ramach Festiwalu Ciato/Umyst i projektu
Exchange: Change Time and Dance. Tytulowa inspiracja, czyli tajemnicza V.,

to Violetta Villas, nieoceniona krolowa kampu i wykonawczyni piosenki



Przyjdzie na to czas.

W srebrno-turkusowym btlyszczacym stroju, w barokowej peruce, pelnym
makijazu i nieprzystajacych do reszty stroju butach Ola Bozek wchodzi na
scene po czerwonym dywanie ruchem robota, eksplorujac niespodziewane
napiecia, zatamania i przejscia. Kiedy dochodzi do mikrofonu, zerka po sali i
zaczyna recytowac. Kuplet-poemat najpierw przestawia w jezyku polskim:
,Drogi widzu, / zamknij oczy, / niech pytanie to wyskoczy / w twojej gtowie, /
Daj czas sobie na odpowiedz...”, a nastepnie ttumaczy go na jezyk angielski,
dbajac o to, aby sie rymowat. Spektakl tgczy w sobie ruch, stowo mowione i
Spiewane. Pojawia sie pytanie: na ilu poziomach mozna pracowac z jezykiem

i jak wplywa on na dziatania ruchowe?

Mikrofon jest tym punktem w przestrzeni sceny, do ktérego artystka ciagle
wraca. Opowiada przy nim historie, ktére potem znajduja odzwierciedlenie w
ruchu. Rozpoczyna wspomnieniem o tancach przed telewizorem przy
muzycznej stacji MTV. Wychodzi na Srodek sceny i rozpoczyna szalony,
zywiotowy taniec, dajac sobie czas na czerpanie przyjemnosci z ruchu.
Rozsmakowuje sie w powrocie do przesztosci. Kolejna opowies¢ dotyczy
nastoletniej mitosci: taniec skierowany jest do wymarzonego chtopaka.
Klimat sceny i ruchu zmienia sie, dostosowuje do nowej sytuacji. Ze
wspomnianych wczesniej ankiet artystka zbiera odpowiedzi i wysSpiewuje na
scenie to, na co jeszcze przyjdzie czas. Dowiadujemy sie miedzy innymi, ze
przyjdzie czas na wypicie kawy i na sukces meza. Artystka bawi sie Spiewem,
gtosem, zmiang mimiki, natezeniem i barwa dzwiekdéw. Po zakonczeniu
piosenki proponuje widzom blizsze spotkanie. Przy wejsciu na spektakl kazdy
dostat dtugopis i kartke z pytaniem, na co przyjdzie jeszcze czas. Po
zakonczonym gromkimi brawami wystepie artystka poprosita widzow o

odpowiedzi i zapowiedziata, ze bedzie na nich czekaé w kantorku obok sceny



przez kolejne pot godziny. Wyszta, zamkneta za soba drzwi, a wsrod
publicznosci zapanowata cisza. Kiedy z widowni poderwata sie pierwsza
osoba z zapisana kartka, a zza drzwi stychac byto Spiewajaca Ole Bozek,
pozostali widzowie natychmiast ustawili sie w kolejce. Kazdy mdgt usias¢ w
fotelu naprzeciwko artystki i dosta¢ wystep tylko dla siebie. Podczas
pospektaklowej rozmowy Bozek-Muszynska wspominata, Ze niektore
zakulisowe spotkania konczyty sie wspdélnymi wzruszeniami. Zdaje sie, ze O.

data wszystkim do myslenia.

W programie festiwalu znalazty sie takze on line Kolektywu Holobiont, solo
Jumpcore Pawta Sakowicza, premierowy spektakl site-specific Czestotliwos¢
grupy LineAct i Tomasza Gawronskiego, taczacy taniec wertykalny z
mappingiem budynku, oraz solo/duet Koda (a tribute) Janusza Orlika i Joanny
Lesnierowskiej. Krakowski Festiwal Tanca zastuguje na uwage nie tylko ze
wzgledu na bogaty program spektakli wydarzen towarzyszacych, ale i
formute, ktéra pozwala przez caty tydzien widzom i uczestnikom ,zobaczyé
taniec”. W Nowohuckim Centrum Kultury jest duza scena i sale taneczne, co
pozwala na zorganizowanie festiwalu w jednym miejscu, bez koniecznosci
przemieszczania sie z teatru do teatru. Miejmy nadzieje, ze festiwal zagosci

w Krakowie na dtugo.
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Przypisy

1. ,[...] kamp niekoniecznie musi by¢ zla sztuka, ale sztuka, ktéra mozna okresli¢ jako kamp,
czasem zastuguje na jak najpowazniejsza uwage i podziw” (Sontag, 1979, s. 311)
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