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Festiwale

Festiwal mądrego
Śm ie c h u Liliana Bardijewska
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po festiwalowej fieście nieuchronnie
przychodzi czas na podsumowania i

rozliczenia. Jaki był ten XVII opolski
OFTL? Odznaczał się z pewnością bar-
dzo wyrównanym poziomem, spokojnym
przebiegiem oraz dużą ilością. .. wolnego
czasu. Rada Artystyczna Festiwalu w o-
sobach Henryka Jurkowskiego, Jana Wil-
kowskiego i Krystiana Kobyłki po
niezwykle ostrej selekcji dopuściła do
konkursu jedynie osiem z trzydziestu
dwóch spektakli zgłoszonych przez teatry.
Dla porównania - w latach "tłustych" licz-
ba konkursowych pokazów dochodziła do
kilkunastu (np. na XVI OFTL), a raz, z nie-
najlepszym zresztą skutkiem, spróbowa-
no odstąpić od wstępnej selekcji (XI OFTL
w 1987 r.).

Tegoroczny Festiwal odznaczał się po-
nadto wyjątkowo skromną liczbą imprez
towarzyszących, proporcjonalną do
skromności środków finansowych, jakimi
dysponowali organizatorzy. Podczas
sześciu festiwalowych dni opolscy widzo-
wie mogli obejrzeć dziewięć spektakli i
wziąć udział w dyskusyjnym spotkaniu
autorów i reżyserów dla dzieci. Nie było
tradycyjnie towarzyszących pokazom
wystaw (choćby fotograficznych) ani sesji
naukowej. Ale najbardziej chyba brako-
wało spotkań zespołów z publicznością,
bo atmosfera na spektaklach była bardzo
gorąca, oklaski długo nie milkły, a widzo-
wie z ociąganiem wychodzili z teatru.

Dawno też teatralne salony nie rozbrz-
miewały tak spontanicznym, wręcz hura-
ganowym śmiechem. Bo właśnie śmiech
w naj różniejszych swoich odcieniach i od-
mianach stał się głównym bohaterem, ist-
nym triumfatorem XVII OFTL. W progra-
mie Festiwalu znalazły się bowiem aż
dwie komedie dell'arte, trzy kabarety i jed-
na autotematyczna groteska.

Najgłośniej i do samego końca śmiali
się widzowie opolskiego Arlekina i Kolom-
binyw reżyserii Petra Nosalka. Ten utrzy-
many w stylu opery buffo spektakl nabie-
rał chwilami brawurowego tempa slapstic-
kowej komedii, pełnej sytuacyjnych
gagów i szaleńczych gonitw. Lecz boha-
terowie tej burleski mieli w sobie wiele z li-
ryzmu i nieporadności Chaplinowskiego
wagabundy. Do festiwalowych przebojów
należała przezabawna, wykonana z ze-
garmistrzowską precyzją etiuda z monst-
rualną osą, która wycisnęła łzy śmiechu z
najpoważniejszych nawet oblicz.

Równie szaleńczym tempem i wirtuo-
zerią wykonania odznaczał się, przewrot-
nie skomponowany w oparciu o XIX-
wieczną poezję dydaktyczną, poznański
Ribidi rabidi knoll w reżyserii Janusza Ry-
la-Krystianowskiego. Ten utrzymany w
konwencji kabaretu spektakl bawił dzieci
swoim absurdalnym humorem, a jedno-
cześnie niczym krzywe lustro odbijał

"Arlekin i Kolombina"
w Opolskim T.L. (1995)
Marlena Syrnicka (Kolombina),
Andrzej Mikosza, Barbara Lach,
Andrzej Szymański (Arlekin),
Zygmunt Babiak

przeglądające się w nim roześmiane twa-
rze dorosłych. Gdzieś wysoko nad widow-
nią unosił się duch Gogola... Raz po raz
jednak owa infantylna dorosłość i rozbry-
kana na scenie polskość zamierały w pół
kroku na dźwięk dziecięcego głosu i dzie-
cięcego zaklęcia, które przywracało rze-
czom ich właściwy wymiar. Przestawało
być śmiesznie, robiło się nieswojo.

Z podobnym dreszczem niepokoju wy-
chodzili widzowie kabaretu "na dziesięć
rąk" Krzysztofa Raua. Jego Gianni, Jan,
Johan, John, Juan, Ivan, Jean... to
bezbłędna recepta na trzy kwadranse hu-
raganowego śmiechu z ludzkich słabos-
tek i narodowych przywar oraz kwadrans
niewesołej zadumy nad kruchością stwo-
rzonego przez aktorskie dłonie człowieka.
Tak łatwo rozłożyć ręce i go unicestwić.

Wiele jeszcze było odcieni i odmian
festiwalowego śmiechu. Był podszyty
czarnym humorem autoironiczny Olbrzym
,,wierszalina", był poetycki i witalny zara-
zem białostocki Król jeleń oraz szyderczo
wykrzywiony Punch. Co poza owym
mądrym śmiechem cechowało XVII
OFTL? Niewątpliwie potwierdził, że polski
teatr lalek nadal znajduje się w trwającej
już od dobrych kilku lat "fazie" aktorskiej.
Z ośmiu konkursowych spektakli tylko
dwa były w pełni lalkowe, cztery czysto
aktorskie, dwa zaś łączyły plan aktorski z
animacyjnym. Pesymiści widzą w tym
symptom ciężkiej choroby, nękającej pol-
skie lalkarstwo, optymiści zaś - dowód wi-
talności coraz pewniej czujących się na
scenie lalkarzy. Tak czy inaczej jest to
niewątpliwie ważny czas dla rozwoju ak-
torskich i reżyserskich osobowości. A już
ich lalkarska dusza w porę upomni się o
swoje ...

Potwierdzeniem tego niechaj będą dwa
festiwalowe przedstawienia poznańskiej
Animacji: brawurowo odegrany, odtańczo-
ny i odśpiewany Ribidi ... oraz pełna ma-
gicznej tajemnicy, mroczna Bajka o
księciu Pipo Pierre'a Gripariego, zainsce-
nizowana niezwykle różnorodnymi środ-
kami teatru lalkowego przez tego samego
Janusza Ryla-Krystianowskiego z tymi
samymi aktorami. Zaś ową pozorną anty-
nomię teatru lalki i teatru aktora bardzo
przewrotnie sparafrazował Wojciech Kob-
rzyński w drugim z lalkowych przedsta-
wień - utrzymanym w konwencji komedii
dell'arte Królu jeleniu. Oto sceniczny ba-
jarz, żywoplanowy Arlekin, powołuje do
życia bajkowe byty, wyczarowując spod
ziemi lalkowych bohaterów Gozziego.
Wkrótce jednak to oni przejmą władzę
nad wykreowanym światem, a także nad
jego kreatorem - Arlekinem. Ta scena
wydaje się symboliczna, być może bunt
marionetki w polskim teatrze lalek jest
równie bliski. ..

Opolski Festiwal potwierdził jeszcze
inną cechę polskiego lalkarstwa - samo-
wystarczalność, która owocuje nikłą obec-
nością na lalkowych scenach literatury
dramaturgicznej. Większość festiwalo-
wych spektakli, poza komedią Gozziego i
bajką Grochowiaka, powstała w oparciu o
własne scenariusze inscenizatorów,
będące bądź transkrypcją klasycznych te-
atralnych wątków, bądź też adaptacją lite-
ratury. Symptomatyczna z tego punktu wi-
dzenia jest ewolucja ,,wierszalinowskie-

go" Olbrzyma. W swojej dwuletniej biogra-
fii ta makabreska kulinarna Dorina z pod-
szytej tanim horrorem antybajki stawała
się coraz wyraźniej autorskim spektaklem
Piotra Tomaszuka, autotematyczną gro-
teską w stylu Schaefferowskich Audiencji.

Teatr autorski w pełnym tego słowa
znaczeniu przedstawił w Opolu Zygmunt
Smandzik. Prezentowany poza konkur-
sem Orfeusz Teatru "Lalka" jest kontynu-
acją artystycznych poszukiwań . roz-
poczętych przez reżysera właśnie w Opo-
lu przed dwudziestu laty Ptakiem i
Szufladką. To afabularne, niezwykle su-
gestywne widowisko muzyczno-plastycz-
ne o dwoistości ludzkiej natury, pełne jest
metaforycznych obrazów, symbolicznych
znaków i kulturowych odniesień, które
każdy z widzów może interpretować sto-
sownie do swojego wieku i wrażliwości.

Czy teatrowi potrzebny jest pisarz i dra-
maturg w sytuacji, gdy na scenie niepo-
dzielnie panuje nawiedzony inscenizator?
Na to i podobne pytania próbowali w Opo-
lu odpowiedzieć ludzie pióra i ludzie lalki
- uczestnicy prowadzonego przez Macie-
ja Wojtyszkę Forum Autorów dla Dzieci,
zorganizowanego staraniem Ogólnopol-
skiego Ośrodka Sztuki dla Dzieci i Mło-
dzieży w Poznaniu. I dobrze się stało, że
do tego spotkania doszło właśnie pod-
czas opolskiego festiwalu, który jeszcze
nie tak dawno miał w swoim statucie za-
pisaną promocję polskiej dramaturgii.

Jak każdy festiwal także XVII OFTL
miał swoje zaskoczenia i kontrowersje.
Tym pierwszym była niewątpliwie Bestia i
Piękna warszawskiej "Lalki" - pełen plas-
tycznej urody, kameralny spektakl Ja-
rosława i Adama Kilianów, który w zde-
rzeniu z ogromną sceną opolskiego teatru
dramatycznego utracił wiele ze swej poe-
zji i siły wyrazu. Tym drugim zaś - białos-
tocki Punch w reżyserii Włodzimierza
Fełenczaka i Wojciecha Szelachowskie-
go, który podzielił festiwalowych widzów
na dwa nieprzejednane obozy. Zwolenni-
cy tego ponurego, utrzymanego w kaba-
retowym stylu moralitetu, chwalili go za
sugestywność aktorskiej gry i dosadność
mementa. Przeciwnicy zaś - ganili za pry-
mitywną animację lalek, epatowanie bru-
talnością i miałkość przesłania, że świat
zaludniony jest bezwzględnymi Punchami.

Przeglądając festiwalowy program i
werdykt jury, łatwo zauwaźyć, że nie
nastąpił w Opolu żaden pokoleniowy
przełom, jak to stało się w pamiętnym ro-
ku 1987, kiedy bank nagród rozbili debiu-
tanci. (Może gdyby do Opola przyjechały
białostockie Parady i któreś z przedsta-
wień Spiśaka z warszawskiej "Lalki" ...).
XVII OFTL był festiwalem dojrzałych
twórców i dojrzałych spektakli, z których
większość została uhonorowana atestami
ASSITEJ-u. Zaś podwójnym zwycięzcą,
nagrodzonym przez jurorów i POLUNIMĘ,
został poznański Teatr Animacji ze swoim
Ribidi rabidi knoll. Dobrze się stało, że roz-
szerzona formuła tegorocznego Festiwalu
dopuściła do konkursu spektakle bardzo
różnorodne - adresowane do dzieci i do-
rosłych, aktorskie i lalkowe, oparte na teks-
tach polskich i zagranicznych. Demon-
strując szeroką skalę poszukiwań, polski
teatr lalkowy mógł dowieść swojej powra-
cającej witalności i dobrej kondycji.
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NOTATKI LAI KA
Jacek Sieradzki

Wiosną odebrałem z Opola telefon z
zaproszeniem do jury XVII Ogólno-

polskiego Festiwalu Teatrów Lalek.
- Nie znam się na teatrze lalkowym -

zakomunikowałem.
- Nic nie szkodzi - odparł ciepły głos

Krystiana Kobyłki.
Zaproszenie przyjąłem rozumiejąc, że

gospodarzom z jakichś powodów zależy
właśnie na obecności outsidera - kogoś,
kto na festiwalowe pozycje spojrzy bez
znajomości dnia codziennego sceny lal-
kowej. Bez owej skali względnej, którą
każdy komentator określonej dziedziny,
chcąc nie chcąc, stosuje i która - przy
całej swej niezbywalności - potrafi nieraz
zasadniczo zwichnąć proporcje rzeczy.
Czy świeże oko przydało się w pracach
sędziowskiwgo gremium, nie mnie sądzić.

Odbyłem forsowną wycieczkę na zie-
mię nieznaną. Pobieżne zwiedzania nie
uprawniają oczywiście do generalizują-
cych sądów, usilnie zatem proszę, by
tekst ten czytać w zgodzie z literalnym
brzmieniem jego tytułu: jako garść spisa-
nych na prośbę redakcji "Teatru Lalek"
uwag i notatek nieprofesjonalisty.

Lalkowy tydzień opolski miał wszelkie
dane, by urzec outsidera - nade wszystko
witalnością. Imponująco niewiele było tu
samozadowolenia, rutyny, gnuśności, at-
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mosfery narzekactwa. Festiwal umiał ust-
rzec się napuszenia: i scenicznego pseu-
dogwiazdorstwa, i spetryfikowanych śro-
dowiskowych hierarchii, gdzie z góry wia-
domo, komu się co należy. Konkursowe
"wyścigi" były autentyczne, stawka
wyrównana, jury w potężnym kłopocie.
Ponad wszelką wątpliwość każda pozycja
z festiwalowego repertuaru stanowiła dla
twórców niezwykle rzetelnie traktowane
wyzwanie; starannie i dojrzale dobierano
środki wyrazu, a spektakle były gorące od
włożonych w nie ambicji i emocji.

O ilu festiwalach teatrów "żywego pla-
nu" można tę opinię z czystym sumieniem
powtórzyć?

Co nie znaczy, rzecz jasna, by konkur-
sowe spektakle XVII OFTL były samymi
bezdyskusyjnymi doskonałościami. Na-
leżą im się rozmaite prztyczki i kłótnie.
Kłótnie z takiego gatunku jednak, które to-
czy się z prawdziwą frajdą.

Żywy człowiek i lalki: spotkanie-zderze-
nie dwóch, by tak rzec, w rozmaitym stop-
niu ożywionych istot, jest pewnie jednym
z naj mocniejszych efektów animowanego
teatru. Chętnie wykorzystywanym: ileż
było etiud czy całych spektakli o emancy-
powaniu się lalki spod władzy animatora,
o odwracaniu ról między nimi, o wrażli-
wości przedmiotu skontrastowanej z bez-

"Niech żyje Punch" w Białostockim T L. (1995)
Judy (Maria Rogowska),

Punch (Ryszard Doliński).
Reż. Włodzimierz Fełenczak

i Wojciech Szelachowski,
scen. Wiesław Jurkowski

dusznością człowieka, etc... Pokusie
posłużenia się owym kontrastem nie oparł
się reżyser Króla Jelenia z Białostockiego
Teatru Lalek, Wojciech Kobrzyński. Natu-
ralnej, człowieczej wielkości Arlekin jest
panem i władcą jawajek przedsta-
wiających fabułę sztuki. Skinieniami dłoni
przywołuje je spod sceny, uruchamia do
życia, przegania. Otoczony niewielkimi,
kunsztownie zaprojektowanymi postacia-
mi, półleżący, wstrząsany złym śmiechem
Arlekin zdaje się uszminkowanym, białym
demiurgiem kreowanego na scenie świa-
ta; recenzujący niegdyś tę inscenizację
Henryk Izydor Rogacki pisał o "atrybutach
Prospera" w jego rękach.

Tylko co atrybuty Prospera mają do ro-
boty w dell'artowskiej baśni Carla Gozzie-
go? Baśń ta, cudowna w swym mocno
zaprawionym goryczką liryzmie, mówi, jak
się zdaje, o czymś trochę innym: o pokła-
dach nieszczerości, niegodziwości i okru-
cieństwa w ludzkich sercach, pokładach
dość niedbale zamaskowanych fantas-
tyczną konwencją. Tak zapamiętałem
tonację Króla Jelenia z pamiętnego
spektaklu Giovanniego Pampiglione w
warszawskim Współczesnym z Mich-
nikowskim, Wołłejką, Rudzkim, Wrze-
sińską przed dwudziestu laty. I mam
trochę za złe Wojciechowi Kobrzyńskiemu,



iż miast pogrzebać w psychice niepięknych
bohaterów swojej baśni, wolał skoncentro-
wać się na naddanej Gozziemu metaforze
Arlekina pociągającego za nieistniejące
sznurki. Wyszło płyciej, niż mogło. Baśń
uległa znacznym skrótom, opowiadano ją
z wyraźnym pośpiechem. A naddatek tak
czy owak pozostał obcym ciałem, rozsz-
czepił spektakl na dwie nieprzystające
części. Albo może i na trzy: oddzielnie były
sceny z Arlekinem, oddzielnie fabuła - o-
powiadana dość zgrzebnie - i oddzielnie
wizyjne sceny na polowaniu, mgliste, deli-
katne, z ledwie majaczącymi łbami jeleni,
piękna robota plastyczna Ryszarda Kuzy-
szyna.

Taki drobiazg: u Gozziego postacie w
mgnieniu oka wymieniają się twarzami. W
technice lalkowej można to wykonać w
ułamku sekundy i jest to wtedy impo-
nujące sceniczne czarodziejstwo. Mamy
je w białostockim przedstawieniu, po
czym, trzy ułamki sekundy za późno,
spod sceny idzie z sykiem dodatkowo
kłąb białego dymu. Taniutki, zbanalizowa-
ny do imentu efekt. Po co? Brak wiary w
siłę własnej sztuki?

Lalki piękne, wysmakowane, koledzy -
znawcy z jury zapewniali, że bardzo fa-
chowo i zgodnie z kanonami kunsztu pro-
wadzone. Chętnie wierzę. Ale właściwie
dlaczego postacie Pantalona, Brighelli,
Truffaldina, których sylwetki weszły do ka-
nonu światowego teatru i już, by tak rzec,
nie podlegają dyskusji - tutaj zostały nieo-
czekiwanie przyrządzone na orientalną
modłę?

Teatr Piotra Tomaszuka ma swój ton,
odróżnialny na pierwszy rzut oka, niepow-
tarzalny nie tylko w świecie lalkowym, ale
i w całym spectrum polskiego teatru.
Myślę nawet nie o charakterystycznym in-
strumentarium scenicznym i nie o specy-
ficznych, podbiałostockich, peryferyjnych
korzeniach zespołu, nieskrywanych -
przeciwnie, przekuwanych w walor. To-
maszuk jest dziś bodajże jedynym twórcą
na naszych scenach (może jeszcze Mi-
kołaj Grabowski mógłby doń dołączyć),
robiącym teatr po to, by widowni przeka-
zać parę prawd nieprzyjemnych. Jest w
nim potężna pasja oskarżania współczes-
ności, chęć poruszania sumień, rozmowy
serio - i z dorosłymi, i z traktowanymi
nader poważnie dziećmi. Turlajgroszek ze
swoją codą ("Nie pokochali / Boli / Amen")
mógł być arcydziełem "Wierszalina" w
znacznej mierze dzięki tej właśnie pasji.

Olbrzym według Philippe'a Dorina arcy-
dziełem nie jest, choć Tomaszukowej pa-
sji w nim nie brak - trudno wszakże
oprzeć się wrażeniu, że moralizatorskie
ostrze chwilami młóci powietrze. Tytułowy
olbrzym, jeśli dobrze rozumiem założenie,
ma być metaforą świata prawdziwego,
pełnego niebezpieczeństw j pułapek.
Trzeba przemóc strach, by weń wejść.
Gdy się to już stanie, odkrywa się jego u-
roki: cudowne zakamarki wyobraźni, og-
romne, bijące serce. Dorośli nie
wytrzymują jednak próby i w imię bez-
piecznej, oswojonej poprawności, unicest-
wiają "potwora". Pyszną, złośliwą
sekwencją jest ów finałowy, wielominuto-
wy szturm, którym dowodzą z jednej stro-
ny komandor Andersen, z drugiej
komandor Bettelheim. I przejmującą
sceną jest śmierć olbrzyma: stworzonej
przez Mikołaja Maleszę niezgrabnej kłody
z wielką paszczą, tak boleśnie bezradnej
wobec agresji. Ale przedtem trochę za
dużo inscenizatorskich grzybów wpada w

ten teatralny barszcz: z innej bajki jest
straszenie bachorów olbrzymem, który
zwykł jadać befsztyki z Moniki, tartynki z
Martynki i pralinki z Paulinki, z innej -
konwencyjne dowcipy sprawiające radość
tylko dorosłym, i to nie wszystkim; wszyst-
ko to na dodatek włożone jest w klamrę
teatru w teatrze. Najgorsze, że owo
wejście do środka olbrzyma - w świat wy-
obraźni - przeprowadzone, jak całość, w
powściągliwej, zgrzebnej stylistyce, jed-
nak rozczarowuje. Nie jest na tyle suges-
tywne, by chciało się płakać po olbrzymie
już chwilę po zamilknięciu oklasków.

Co nie zmienia faktu, że "Wierszalin"
jest wciąż jedną z najlepszych scen w
kraju, a na przykład aktorstwo tego spek-
taklu, łączące ciepłą prostotę z psycholo-
gicznym wyrafinowaniem i precyzję
reakcji ze spontanicznością zabawy, bu-
dzi najwyższy szacunek. Wielkie brawa
dla wspaniałej Joanny Kasperek, Georgi
Angiełowa, Marka Tyszkiewicza i zepch-
niętego do niewdzięcznej roli akompania-
tora Lecha Olczaka.

Cała moja wiedza o angielskim Punchu
kończyła się dotychczas na paru wersach
z Kordiana:

I Punsza bohatera przed tłumem ulicz-
nym

Pokazuje, przez Punsza usta opowia-
da,

Jak zabił żonę, dziecię wyrzucił przez
okno

Obwiesił kata, wreszcie w szpony
diabła wpada;

A gdy go diabeł porwie, widze we łzach
mokną.

Na spektaklu przygotowanym przez
Włodzimierza Fełenczaka i Wojciecha
Szelachowskiego w Białostockim Teatrze
Lalek "widze" nie mokli we łzach; przeciw-
nie, czuło się rodzaj zażenowania. Punch
jest niezwykle brutalny w słownictwie, w
języku, nie mówiąc już o akcji nieomal
zredukowanej do brutalnej destrukcji.
Bezczelny błazen niszczy wszystko: stu-
kot kolejnych lalek o deski podłogi odlicza
jego ofiary. Obrazy są drastyczne: wszak
lalce na scenie można wybić oko n a-
p r a w d ę! Puncha nie potrafi powstrzy-
mać ani sprawiedliwość ziemska, ani
moce piekielne; kat i diabeł idą dyndać.
Sankcję ma tylko śmierć. I pod hasłem
"memento mori" toczy się ten spektakl u-
lokowany w trumnie i przetkany songami
z Opery żebraczej Johna Gaya wykona-
nymi przy akompaniamencie orkiestry w
karawaniarskich mundurach.

Można wyrzucać białostockiej insceni-
zacji nadmierną dosłowność owej cmen-
tarnej scenerii, można pytać o sens
częstowania publiczności winem i rozmai-
tych tanio-kabaretowych z nią przekorna-
rzanek. Tak czy owak prowokacyjną
odwagę tego spektaklu pozwalam sobie
ocenić bardzo wysoko. Nie spotykana
dziś w teatrze brutalność (wyraźnie stoso-
wana w celu szlachetniejszym niż tylko
pour epater le bourgeois) wyrywa widza z
jego przyzwyczajeń, oczekiwań, każe mu
zastanowić się niejako od zera, o jakim
świecie mu się opowiada, co w nim jest
zagrożeniem, a co sankcją. W spojrzeniu
animującego Puncha Ryszarda Dolińskie-
go jest poruszające wyzwanie, gdy
posławszy swą lalkę na śmierć, z pozor-
nym spokojem patrzy w oczy widowni. Od
bardzo dawna w naszym dużym i małym
teatrze nikt tak na mnie nie patrzył.

Gdy w ekspozycji spektaklu Arlekin i
Kolombina przygotowanego przez Opols-

ki Teatr Lalki i Aktora dowiadujemy się, że
Arlekin kocha z wzajemnością córkę Pan-
talona, swoją panią Kolombinę, a Kapita-
no kocha, też z wzajemnością, służącą
Fanteskę - nic specjalnego się nie wyda-
rza oprócz tego, że wszelkie odwołania
do commedii dell'arte z miejsca tracą
sens. Struktura włoskiej komedii ok-
reślając stałe postacie, sytuowała je prze-
cież w odpowiednich przedziałach
społecznych: można było je przekraczać,
ale nie już w punkcie wyjścia. Ponieważ
nie śmiałbym zakładać, że Petr Nosalek
nie zna zasad konstruowania postaci w
commedii dell'arte, muszę wierzyć, że od-
wołania do włoskiej sztuki teatru są tu
wyłącznie formalnym pretekstem: chodzi
tylko o nieskrępowaną zabawę.

I tak chyba jest: Kapitano i Arlekin
przeżywają rozmaite, mniej lub bardziej
dowcipne przygody, podróżując naokoło
świata w poszukiwaniu wody życia dla
Pantalona. Aktorzy błaznują sympatycz-
nie i z reguły bez taniego efekciarstwa,
choć spektakl czasem ociera się o banal-
ność (sekwencja japońska, sekwencja
murzyńska). Bodaj najlepsze w tym, ope-
rującym głównie żywym planem, spektak-
lu są gagi czysto lalkowe: ogromne,
niezgrabne ptaszysko otwierające spek-
takl, animowana na długim drucie wielka
osa z impetem żądląca bohaterów.

Widownia bawi się dobrze. W gruncie
rzeczy do pełnego sukcesu spektaklowi
brakuje bardzo niewiele i to czegoś trudno
uchwytnego: spontanicznego, oryginalne-
go wdzięku. Bez niego rzecz robi się dla
niedziecięcego widza cokolwiek nużąca.

Dygresja: po opolskim Arlekinie i Ko-
lombinie był wolny wieczór i poszliśmy z
częścią jury do teatru dramatycznego. O-
bejrzeliśmy montaż piosenek Przybory i
Wasowskiego sklecony nonszalancko i na
kolanie; kuluarowe wątpliwości koncentro-
wały się na problemie, czy reżyser
machnął to dzieło w cztery dni czy w dwa.
Być może trochę czasu zabrało mu uat-
rakcyjnianie piosenek: wplecenie w tekst
towarzyszący śpiewanej niegdyś przez
Starszych Panów Herbatki uwag o rekla-
mie .Liptona" świadczyło dowodnie, że
warto by te poetyckie arcydziełka objąć
skuteczniejszą ochroną przed tej klasy to-
porną finezją. Zdarzyło się też tego wie-
czoru na scenie curiosum rozczulające:
aktor spóźnił się ze słowami zwrotki jed-
nej piosenki, przez kilka taktów bezna-
dziejnie gonił akompaniatora, wreszcie,
przed ostatnim dwuwierszem, desperacko
machnął ręką: a chrzanię, nie zdążę,
śpiewamy refren, byle dalej.

Wizyta "w dramacie" gwałtownie
przywróciła proporcje. Nie wycofuję się z
rozmaitych przygan formułowanych w
tych notatkach, niemniej winienem nisko
ukłonić się uczestnikom festiwalu in gre-
mio - z uszanowaniem za miłą oczom wi-
dza zawodową rzetelność.

To pewnie będzie środowiskowa here-
zja: nazwisko Pierre'a Gripariego obijało
mi się o uszy jako jednego z najświetniej-
szych autorów teatru dla dzieci. Tymcza-
sem Bajka o Księciu Pipo przywieziona z
poznańskiego Teatru Animacji wydała mi
się (zastrzegam: "ze słuchu", a nie z lek-
tury) odpychającym, pseudofilozoficznym
mętniaczeniem. Teoria pedagogiczna, że
każdy chłopiec winien być sam dla siebie
ojcem, przekroczyła moje możliwości poj-
mowania, w nader metaforycznej podróży
bohatera pogubiłem się błyskawicznie, a
nasycenie narracji symboliką uczyniło z
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tekstu roztwór semiotyczny o dalibóg
rzadkim stężeniu. Reżyser dodatkowo go
jeszcze zagęścił, publikując w programie
bogate wykładnie symboliczne pojęć
"koń"",szczur", "nóż", "czerwony", "czar-
ny", "biały", co nieźle dodatkowo gmat-
wało całą rzecz.

Sympatia do teatru Janusza Ryla-Krys-
tianowskiego, którego drugie przedstawie-
nie było największą atrakcją Festiwalu (za
chwilę o nim), każe mi zapisać zasły-
szaną opinię, że zmiana warunków tech-
nicznych z poznańskich na opolskie
zniweczyła sporo czysto inscenizacyjnych
piękności Księcia Pipo. Nie da się jednak
usprawiedliwić tą metodą choćby tego, że
spektakl mnoży środki sceniczne (dłonie
w białych rękawiczkach, twarze aktorów,
strumienie światła), natomiast prowadzo-
na wschodnią metodą przez zakapturzo-
nych animatorów lalka pozostaje -
niejako wbrew możliwościom - nieru-
chawą, toporną bryłą z bardzo ograni-
czoną siłą wyrazu.

Bodaj jedyna pozycja przeglądu, gdzie
ambicje przygłuszyły przejrzystość.

Notowałem te uwagi na bieżąco, teraz
układam je do druku weryfikując przy okazji
po parunastu dniach tamten spontaniczny
odbiór. Często tak się zdarza, że oglądany
niegdyś spektakl rośnie później lub maleje
w pamięci. Przedstawień oglądanych w O-
polu ta przygoda raczej nie spotkała, z jed-
nym wyjątkiem: nieco ostygły moje uczucia
do spektaklu Gianni, Jan, Johan, John, Ju-
an, Ivan, Jean w wykonaniu Teatru 3/4 z
Zusna Krzysztofa Raua. Po obejrzeniu
przedstawienia byłem nim zachwycony i nie
zdradzę chyba świętej tajemnicy, gdy po-
wiem, że zabiegałem dlań o wyższe nagro-
dy, niż to później z jurorskich głosowań
wynikło w werdykcie. A im dalej, tym myślę
o nim zimniej.

Dlaczego? Może dlatego, że na
dłuższą metę drażni jednak nadmiar prag-
matyki w tym obliczonym na wygrywanie
międzynarodowych festiwali produkcie.
Obliczonym w każdym szczególe: od łat-
wo pakowalnej, kontenerowej dekoracji,
przez kameralność aktorskiej ekipy po u-
niwersalizm przesłania i komunikatyw-
ność wyrażającą się w nielicznych
dialogach mówionych wielonarodowym
vblapukiem. Notabene jedną z bardziej

6

groteskowych decyzji mijającego sezonu
było przyznanie temu akurat spektaklowi
wyróżnienia w konkursie na ... polską dra-
maturgię współczesną. Jeśli jurorzy chcie-
li przyłożyć en bloc twórczości literackiej
powstającej dla sceny, nie mogli tego u-
czynić boleśniej.

Zakrojony na współczesną wersję Qui-
dama moralitet jest treściowo w gruncie
rzeczy szalenie banalny: składanka etiud
o dzieciństwie, erotyzmie, dorosłości (pie-
niądze), starości. Szacunek budzi nie
myśl, lecz pomysłowość, dzięki której ży-
cie człowieka można, jak się okazuje, o-
powiedzieć wyłącznie odpowiednio
układanymi dłońmi. Prymat konceptu nad
treścią mocno rzutuje na to przedstawie-
nie: cała, szalenie dowcipna zresztą etiu-
da "szpitalna" nie mieści się w
moralitetowym schemacie: znalazła się tu
wyłącznie ze względu na swą efektow-
ność. Słabe, natrętne piosenki też nie nast-
rajają dobrze.

Aliści prawdziwie genialną sekwencją
spektaklu jest ostatnia, starcza etiuda.
Nieprawdopodobne: odpowiednio ułożone
palce dłoni stają się twarzą człowieka w
podeszłym wieku. W tej nieruchomej twa-
rzy jest samotność, brzydota, lęk i ból. W
tej nieruchomej twarzy jest całe życie. A po-
tem dłonie krótkim ruchem rozplatają się. I
nie ma już nic. I jest już tylko ciemność.

Może szkoda, że za tę jedną sekwencję
spektakl Raua nie dostał Grand Prix.

Adam Kilian jest scenicznym majstrem
najwyższej klasy. Tworzy ostre, wyraziste
obrazy, ciepłe, ostentacyjnie teatralne,
chwytliwe dla wyobraźni. Szkoda, że tak
rzadko zapraszany bywa do współpracy
także w teatrach "żywego planu"; może
reżyserzy boją się, że ich rachityczne po-
mysły inscenizacyjne "zagada" na scenie
feerią swej wyobraźni?

Adam Kilian jest wielkim majstrem, aliści i
jego maestria nie zdołała odwrócić niepo-
wodzenia Bestii i Pięknej w warszawskiej
"Lalce". Syn mistrza, reżyser Jarosław
Kilian nie był w stanie zapanować tu nad
niczym. Ani nad tekstem, mocno już ana-
chronicznym (jak błyskawicznie postarzał
się Grochowiak!), aczkolwiek kryjącym w
sobie różne okazje do słownych czy kon-
wencyjnych zabaw. Ani nad aktorami,
którzy stylem gry zadziwiająco odbiegali od

"Orfeusz" w Teatrze "Lalka"
w Warszawie (1995).
Reż. i scen. Zygmunt Smandzik

wyrównanego poziomu Festiwalu. Na do-
miar złego reżyser nie zapanował też nad
ogromną przestrzenią opolskiego Teatru
im. Kochanowskiego, gdzie nieostrożnie
umieszczono występy. Skutek: gdyby na-
wet sześcionogiej krowie (tak Kilian star-
szy zaprojektował Bestię - zabawnie,
choć bez cienia grozy jednak tej postaci
potrzebnej) rozjechały się wszystkie
kończyny, wpadka byłaby mniejsza.

Warszawska "Lalka" zrehabilitowała się,
pokazując poza konkursem autorski spek-
takl Zygmunta Smandzika Orfeusz. Spek-
takl z pewnością w swojej klasie świetny,
chociaż ... Nie bardzo potrafię o nim pisać,
pozostawił mnie całkowicie emocjonalnie o-
bojętnym. Nie było w nim żadnej dramatur-
gii, ot ciąg bezsłownych obrazów, lirycznych
lub groteskowych, wielokrotnie bardzo
pięknych, przesuwających się, jakby
przeolądało się dobry album. To nie teatr.

Zadne przedstawienie nie wywołało ta-
kiego entuzjazmu widowni, jak Ribidi rabi-
di knoll Janusza Ryla-Krystianowskiego z
Teatru Animacji. I nie było w tym jedynie
zachwytu dobrym teatrem. Całe festiwalowe
bractwo poczuło się, śmiem twierdzić, zbio-
rowo odświeżone, zrelaksowane, .odśrnia-
ne". Jak po wizycie w najlepszym salonie
masażu.

Materiałem scenariuszowym była dy-
daktyczna twórczość Stanisława Jachowi-
cza i jego epoki. Słodkie makabreski
Jachowicza wielokrotnie już służyły kaba-
retowej zabawie, nigdy chyba jednak tak
brawurowej i frontalnej. Reżyser włożył w
usta wykreowanym na scenie postaciom:
matronowatej mamusi, sfiksowanemu ta-
cie, babci-dzidzibudce, dziadkowi "na ko-
niku hop, hop", wujkowi-księdzu bodaj
wszystkie, jakie tylko mógł sobie wyobra-
zić warianty wdzięczenia się do smarka-
czy, przypochlebiania się im i puszczania,
mówiąc słowami Melchiora Wańkowicza,
dydaktycznego smrodku. Powstała swois-
ta antologia autoinfantylizacji, prze-
śmieszna w swojej masie i przerażająca
w swojej głupocie. Zdziecinniałym wycho-
wawcom odpowiadał co pewien czas z of-
fu głos dziewczynki recytujący absurdalne
wyliczanki dziecięce. Można rzec: odpo-
wiedź absurdem na absurd.

Aliści nie sam tylko zręczny scenariusz
nadawał potężną dynamikę poznańskiemu
spektaklowi. Smiem podejrzewać, że wyko-
nawcy na scenie - a i ich profesjonalni kole-
dzy obecni na widowni takoż - bardzo
głęboko odreagowywali również i swoje in-
fantylne gęby wieloletniego grania dla dzie-
cinnej widowni. Gęby przyprawiane całej
lalkowej twórczości siłą samej tradycji - na-
wet gdy świadomość artystyczna najlep-
szych twórców tej dziedziny daleko poza
ową gębę wykraczała. W jednej ze scen
spektaklu aktor podnosił lalkę - tak zazwy-
czaj starannie hołubioną - za nogę, chwilę
huśtał, potem rzucał o ścianę. Nie było w tej
scenie taniej zgrywy ani agresji. W Ribidi ra-
bidi knolllalkarze śmiali się z samych sie-
bie, niejako zrzucali własne stresy, własne
kompleksy. Ratowali się najlepiej jak mogli:
zdrowym, pogodnym śmiechem, takim
śmiechem, który jest symptomem impo-
nującej samoświadomości, poczucia włas-
nej wartości, dobrej kondycji. Smiechem,
który daje siłę.

Pozazdrościć tej siły.



Okazuje się, że przyznanie nagrody
przedstawieniu Ribidi rabidi knoll Te-

atru Animacji w Poznaniu na Ogólnopol-
skim Festiwalu Teatrów Lalek w Opolu w
październiku 1995 wywołało co najmniej
pewną konsternację z takich samych przy-
czyn, z jakich niegdyś przedmiotem nie-
zgody w tzw. środowisku były występy i
ewentualne nagrody teatru Jana Dormana.
Niby ogłoszono "Festiwal Teatrów Lalek",
a premiuje się przedstawienia aktorskie, w
których lalka pojawiała się zaledwie śladowo.

Osobiście dziwię się tej konsternacji,
protestom i manifestacjom dystansu, po-
nieważ w naszym kraju tylko nieliczni
twórcy teatralni uważają siebie za lalka-
rzy. Autorem grzechu pierworodnego był
Władysław Jarema, który zaszczepił na
naszym gruncie termin "teatr lalki i aktora"
sugerując, że istotną kreatywną siłą w te-
atrze lalek jest aktor, bez którego nie ma,
bo być nie może, "ożywionej" lalki.

Za Jaremą poszli inni, a głównie ci,
którzy na naszych wydziałach lalkarskich
kształcili aktorów, a nie lalkarzy. Ta
wzmianka o dawnym sporze, nie jest na-
wet kamyczkiem do niczyjego ogródka, a
tylko przypomnieniem, że istnieje silny
związek wszystkich teatralnych ele-
mentów i że od kiedy lalkarz za pokusze-
niem Jaremy zjadł jabłko z drzewa
świadomości, rozpoznał w sobie aktora i
sam zaczął ustalać granice swojej
uległości lalce, czasem ignorując ją całko-
wicie.

W dawnych zamierzchłych czasach
sam próbowałem przeciwstawiać się lek-
ceważeniu praw gatunku i byłem gorącym
przeciwnikiem "żywego planu". Ale prze-
cież szybko zrozumiałem, że tej prze-
możnej aktorskiej fali nikt się nie może
przeciwstawić i zadowoliłem się faktem,
że mimo wszystko teatr lalek zachował
związki ze środkami nieosobowymi,
tworząc coś w rodzaju "teatru różnych
środków wyrazu".

I tylko jedna rzecz mnie wielce dziwiła i
dziwi do dnia dzisiejszego, że twórcy tego
nowego teatru, który operuje maskami,
przedmiotami, aktorami i wreszcie lalkami
trzymają się kurczowo starej nazwy "teatr
lalek". Nie wszyscy, ale jednak. Na przykład
organizatorzy festiwali nie wyszli poza do-
tychczasową formułę i dalej organizują festi-
wale teatrów lalek, podobnie jak pedagodzy
wydziałów lalkarskich zachowują starą
nazwę niewiele tylko zmodyfikowaną np. w
Białymstoku: Wydział Sztuki Lalkarskiej.
Wydaje się nawet, że nazewnictwo tzw. inf-
rastruktury jest bardziej konserwatywne niż
praktyka teatralna, co dałoby się objaśnić
względami pozaartystycznymi. Nazewnict-
wo to jest cząstką systemu finansowania
"teatru lalek".

Nie jest to zresztą mój kłopot - nie za-
mierzam mierzyć proporcji między "lalko-
wym" i "aktorskim" w każdym "lalkarskim"
przedstawieniu. W końcu chodzi nie o
"żanr", ale o jakość przedstawienia. Nie
mniej każdy krytyk czy teoretyk teatru mu-

Punkt widzenia

si sobie dać radę z problemami nazewnic-
twa. Idzie się do teatru lalek, a tu masz -
na scenie sami aktorzy. Co z tym zrobić?
Jak z tym pogodzić logikę języka.

Na to pytanie musiałem sobie odpowie-
dzieć, oglądając wraz z Janem Wilkow-
skim i Krystianem Kobyłką kasety wideo z
przedstawieniami kandydującymi do festi-
walu opolskiego. Jan Wilkowski zgodnie z
naturalnym lalkarskim odruchem zgłosił
votum separatum przy włączeniu wspom-
nianego Ribidi rabidi knoll do przeglądu fi-
nałowego tegoż festiwalu. Ja tego nie
uczyniłem, bo moje sądy o festiwalach lal-
karskich w Polsce są mniej prostolinijne.
Nie sądzę bowiem, by były to festiwale
pewnego "żanru" (właśnie teatru lalek), a-
le że są to festiwale przedsiębiorstw
państwowych, które mocą starego nawy-
ku nazywają się "teatrami lalek". Więc jest
mi w końcu wszystko jedno, jakimi posłu-
gują się środkami, byle tylko dawały dob-
re przedstawienia.

Ale oczywiście oczekuję na tę chwilę,
kiedy zerwą z archaiczną tradycją nazew-
niczą, która wprowadza w błąd nie tylko
krytyka, ale również publiczność.

"Bestia i Piękna" Stanisława
Grochowiaka w Teatrze "Lalka"

w Warszawie (1994).
Agnieszka Mazurek (Piękna).

Reż. Jarosław Ki/ian, scen. Adam Kilian

Henryk Jurkowski
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List otwarty członka komisji artystycznej XVII Festiwalu Teatrów
Lalek w Opolu - do wszystkich opolskich i polskich lalkarzy

VOTUM SEPARATUM
PO RAZ DRUGI Jan

Wilkowski

po raz pierwszy zgłosiłem je w toku ob-
rad trójosobowej komisji selekcyjnej

(zwanej oficjalnie Radą Artystyczną)
sztuk zgłoszonych na XVII Ogólnopolski
Festiwal Teatrów Lalek w Opolu. Moja od-
mienna od dwóch pozostałych opinia ty-
czyła realizacji sztuki pt. Ribidi rabidi knoll
w poznańskim Teatrze Animacji. Motywo-
wałem ją dość oczywistym stwierdze-
niem, że spektakl został zrealizowany nie
lalkowymi środkami wyrazu i propono-
wałem zakwalifikowanie go do repertuaru
Festiwalu, ale wykluczenie z konkursu, to
znaczy z porównywania go z innymi, stric-
te lalkowymi inscenizacjami, tak jak nie
porównuje się gry na fortepianie z grą na
skrzypcach albo rezultatów skoku wzwyż
z rewelacyjnymi osiągnięciami Siergieja
Bubki w skoku o tyczce. Niestety, obaj
współselekcjonerzy zasadniczo zgadzając
się z moimi argumentami, byli jednak zda-
nia, że obowiązuje nas regulaminowe ok-
reślenie imprezy jako "festiwalu teatrów
lalek", a nie "festiwalu widowisk lalkowych" i
wpisując z aprobatą moje votum separatum
w protokół z obrad utrzymali R.r.k. w kon-
kursowych szrankach. "Niestety" - bo w po-
festiwalowych konsekwencjach czuję się
zmuszony do napisania tego listu otwarte-
go, wyjaśniającego moje ówczesne stano-
wisko i do zgłoszenia drugiego z kolei
votum separatum, już nie w incydentalnej
sprawie kryptonim R.r.k., a w sprawie
ogólnego pomieszania pojęć, chwiejności
kryteriów i coraz bardziej dotkliwej nijakości
praktyk teatralnych. Ale te zarzuty dotyczą
akurat nie teatru w Poznaniu, choć to
właśnie on i jego festiwalowy repertuar
stworzyły casus, który zmusza mnie do o-
publikowania tych uwag.
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"Gianni, Jan, Johan, John, Juan, Ivan, Jean"
w Teatrze 3/4 - Zusno (1994).
Reż. Krzysztof Rau,
scen. Andrzej Dworakowski

Nie wątpię zresztą, że pracownicy Teatru
- jakby nie było - Animacji zrozumieją je
właściwie; nie jako atak na ich artystyczne
kwalifikacje i kompetencje, intencję podko-
pania ich dobrej sławy, czy choćby chęć
zakwestionowania ich prawa do realizacji
innymi niż lalkowe środkami wyrazu, a
wyłącznie jako próbę posprzątania w
zaśmieconym lalkowym obejściu. Bo niby o
co w tej sprawie chodzi?

Konkretnie: o respektowanie zasady
prezentowania właściwych dokonań, na
właściwej arenie, pod właściwymi auspic-
jami i nazywanie ich właściwym mianem.

Przykładowo: o to, aby twórczy reżyser,
który zrealizował Jezioro łabędzie wykorzys-
tując wszechstronne możliwości swojego lal-
karskiego zespołu i choreograficzną potencję
nie tylko ich rąk, ale również nóg, nie wahał
się, jak określić charakter swego dzieła tylko
dlatego, że powstało ono w Państwowym lub
Miejskim Teatrze Lalek. I aby nie stawiać ju-
rorów następnych konkursów w Opolu, w
Bielsku-Białej lub w Toruniu wobec strrraszli-
wie skomplikowanego problemu, czy recital
fortepianowy któregoś z lalkarzy obdarzonego
dodatkowym talentem muzycznym (co wcale
nie takie rzadkie) - zasługuje na Grand Prix
czy tylko na wyróżnienie za perfekcję działań
manualnych.

A doraźnie: o zmianę nazwy i regulami-
nu festiwalu lalkarskiego w Opolu, a także
o precyzyjne określenie wszystkich in-

nych festiwali, konkursów i przeglądów
gdziekolwiek by miały miejsce. I to szyb-
ko: zanim nie zaczną one niszczyć sztuki,
ku chwale której powstały.

Zdawałoby się, że nic prostszego. Osta-
tecznie taki regulamin to nie paragraf prawa
o zakazie aborcji albo ustawa o ochronie
życia poczętego, wymagające referendum,
plebiscytu, uchwały sejmu, akceptacji sena-
tu i podpisu prezydenta. Jeśli okazuje się
mętny, głupi czy anachroniczny to po prostu
się go zmienia i nie naraża obywateli na to,
że ich ze złości szlag trafi. Co prawda ten, o
którym piszę, powstał w czasie, w którym
nikomu na myśl by nie przyszło, że teatry
mieniące się lalkowymi mogłyby realizować
sztuki bez chociaż jednej lalki, ale to nie
zmienia faktu, że dziś - jak się okazało -
określenie "Festiwal Teatrów Lalek" znaczy
tyle co nic.

Gdyby więc nie zasadnicze stanowisko
moich kolegów-selekcjonerów, to byłoby
już po nowelizacji opolskiej ustawy, ja nie
musiałbym pisać tego listu, a redakcja
"Biuletynu" miałaby kilka stron na publi-
kację mądrzejszego materiału. Ale nie do
nich mam żal oto, że się stało to, co się
stało - a do siebie. O to, że nie byłem
dość uparty i dostatecznie przekonujący.
Tak oto małe kompromisy sumują się w
niewybaczalny oportunizm, a ten z kolei
kształtuje zupełnie absurdalną rzeczywis-
tość. Rzeczywistość - czyli stan rzeczy w
określonym czasie - przeciw której zgła-
szam moje drugie votum separatum.

Mały błąd popełniony we wstępnej fa-
zie imprezy obrósł w ciało w momencie
powołania do jury sześciu wybitnych ludzi
teatru - reżyserów, aktorów, krytyków te-
atru - i ani jednego przedstawiciela tej
sztuki, która miała być im podsądna. Do-
sadniej: obrósł w ciała sześciu sędziów.
Niech mi wybaczą odwrócenie relacji i po-
sadzenie ich na ławie podsądnych; wy-
maga tego dobro sprawy. Jestem pełen
respektu dla ich teatralnych kompetencji,
z kilkoma z nich wiąże mnie wieloletnia
przyjaźń, z innymi sympatia, ze wszystki-
mi - szacunek, ale suponuję, że w zakre-
sie specyfiki lalkarskiej nie mają żadnych
punktów odniesienia ani w czasie (tzn. w
historii tej sztuki), ani w przestrzeni (tzn. w
jej współczesnych osiągnięciach na teat-
ralnym obszarze od Charleville-Mezieres
przez Moskwę do Nowego Jorku).

Nie było między nimi nikogo, kto
mógłby zwrócić ich uwagę na specyficz-
nie lalkowe wartości, na profesjonalną grę
lalką, na prawdziwie odkrywcze środki
wyrazu lub inscenizacji; lub odwrotnie -
wykazać ich wtórność, banalność, niesto-
sowność zastosowania.

To kalectwo w składzie jury uwidacznia
nie tyle sam werdykt, bo ten jak w każdym
konkursie artystycznym jest niczym
więcej jak wypadkową upodobań kilku
osób (vide - rezultaty odbywającego się
w tym samym czasie konkursu chopinow-
skiego) - ile komentarz do tego werdyktu
oraz brak w nim choćby jednego votum
separatum. W werdykcie wyczuwa się tyl-
ko niepewność szacownego gremium w
fakcie nieprzyznania Grand Prix nawet te-
mu nielalkowemu (a właściwie anty-lalko-
wemu) spektaklowi, który przecież wyssał
pulę nagród dla wszystkich nielalkowych
elementów realizacji.



Natomiast komentarz do werdyktu ce-
chuje absolutna pewność siebie zbioro-
wego ciała i nieco pokrętna grzeczność
wyrażona w kilku zdaniach przeczących
sobie nawzajem. Jedno z nich mówi z uz-
naniem o wysokim poziomie wszystkich
festiwalowych prezentacji, drugie - na
przekór - wyraża przekonanie, że dopiero
w przyszłości pojawią się na festiwalu
wartościowe przedstawienia wykorzys-
tujące klasyczne techniki lalkowe.

Przyznaję, że nie domyślam się, czego
oczekują autorzy tego komentarza po obej-
rzeniu tegorocznego repertuaru, w którym
znalazła się sztuka będąca już od pewnego
czasu światową rewelacją i co najmniej trzy,
zrealizowane klasycznymi technikami lal-
karskimi, na poziomie rzadko osiąganym
przez najlepsze zespoły w Europie. I to pod
każdym względem: inscenizacyjnym, reży-
serskim, scenograficznym, a przede wszys-
tkim lalkarsko-aktorskim.

Staram się nie wymieniać tytułów, aby
nie dolewać oliwy do ognia, ale nie mogę
nie wymówić jurorom krzywdy, jaką
wyrządzili nie komu innemu, jak właśnie
tym samym, nagrodzonym za tzw. ,:z.ywo-
planową" sztukę artystom Teatru Animacji
nie doceniając, a właściwie - nie oceniając
ich drugiego festiwalowego przedstawienia.
Czyżby dlatego, że było lalkowe?

Konkluduję: moje drugie votum separa-
tum jest protestem przeciw powtórzeniu w
przyszłości tegorocznego błędu - błędu
eliminacji ze składu jury reprezentantów
sztuki lalkarskiej.

A jeśli ktoś uważa, że przypisuję tej de-
cyzji organizatorów zbyt wielkie znacze-
nie i robię za dużo hałasu o nic - niech
wyobrazi sobie, jakie larum wywołałoby
powołanie do jury któregoś z wielu te-
atrów dramatycznych wyłącznie lalkarzy.

No, może lepiej sobie tego jednak nie
wyobrażać.

Oczywiście, można machnąć ręką na
te wywody, stwierdzić, że stary Dewajtis
polskiego lalkarstwa co prawda ciągle
jeszcze szumi, ale już zupełnie bez sen-
su, że najwyższy czas przestać pleść o
specyfice teatru lalek i spojrzeć na niego

z innego niż dotychczas, z ogólnego as-
pektu: po prostu jak na sztukę, kropka.
Może słusznie, kto wie ...

Prowadzi to jednak do ściśle przewidy-
walnych konsekwencji. Pierwsza: likwida-
cja Festiwalu Teatrów Lalek w Opolu jako
jednego z czynników hamujących rozwój
teatrów anty-lalkowych i ich emancypację.

Już werdykt w tym XVII Festiwalu po-
stawił znak zapytania nad sensem utrzy-
mywania w Opolu dwóch imprez o podob-
nie nijakiej formule, różniących się tylko
kategorią. podobnie jak hotel Marriot i
Dom Noclegowy dla Bezdomnych.

Druga: powolne zejście lalkarstwa ze
świata sztuki i testamentowy zapis lalek
teatralnych dzieciom do zabawy.

Czas na decyzje.
Kontynuujemy koledzy ribidi rabidi, czy

mówimy knoll - i szukamy innej roboty?
Wilk.(owski)
P.S. 1 Po tym wszystkim, com nabazg-

rał, czuję się zobowiązany do ponownego
oświadczenia, że:

- uwielbiem panią Jun,
- kocham jak brata Maćka Wojtyszkę,
- bardzo lubię Waldka Śmigasiewicza,
- przepadam za publicystyką teatralną

p. Jacka Sieradzkiego,
darzę prawdziwym szacunkiem

wszystkich pozostałych członków Jury
XVII Festiwalu T.L. w Opolu.

Kążdego z nich oddzielnie. Ale również
w trójkach sędziowskich uzupełnionych
profesjonalistami lalkarskimi.

P.S. 2 Uważam Ribidi rabidi knoll za
świetną realizację pod każdym względem.

Uważałem, że ten nie-lalkowy spektakl
powinien zostać zaprezentowany w uzu-
pełnieniu konkursu XVII Festiwalu Teatrów
Lalek nie tylko jako dowód wszechstron-
nych możliwości artystów-lalkarzy, ale
również jako interesująca prowokacja do
przemyśleń lub dyskusji na temat pedago-
gicznych obowiązków sztuki wobec dziec-
ka. Uważałbym za powód do zawodowej
dumy wszystkich lalkarzy, gdyby ta realiza-
cja zdobyła wszystkie opolskie nagrody
łącznie z Grand Prix - na Festiwalu Te-
atrów Dramatycznych w tymże Opolu.

Maciej Wojtyszko

Szanowni
Państwo
po obejrzeniu wszystkich przedstawień

i dwóch naradach jury, miałem w gło-
wie gotowy werdykt:

"Jury - zrozpaczone niemożnością
zastosowania wspólnych kryteriów, a z
lęku, że pieniądze się zmarnują - posta-
nowiło rozdzielić je po równo między
wszystkich uczestników festiwalu".

Drugi mój wariant, już bardziej realny,
przewidywał równorzędnie nagrody dla
wszystkich teatrów, biorących udział w kon-
kursie. Bo rzeczywiście - jak porównać
gorzkiego, agresywnego Puncha z Bestią i
Piękną, a Olbrzyma z Królem jeleniem? Co
ma wspólnego Gianni z Arlekinem i Kolom-
biną, a Ribidi, rabidi, knoll z Bajką o księciu
Pipo? No, w tym ostatnim wypadku trochę
się zagalopowałem, bo ma - wykonawców,
ale z jakże odmiennymi zadaniami! Współ-
sędziowie oświadczyli jednak dość zgodnie,
że skoro Festiwal wynajmuje sędziów, to
wyrnaqa sądzenia, a więc szczątkowej
choćby hierarchii. I zaczęło się! Klasyczny
dylemat Bromby. Żaden urząd Miar i Wag
nie jest w stanie pomóc w takim przypadku.
Argument za argumentem, glosowanie za
glosowaniem - racje często tak rozstrzelo-
ne, że wręcz zaskakujące - jedni zachwy-
ceni, inni obojętni lub niechętni. Wybór
między dobrym a dobrym okazał się niesły-
chanie złożony. Wreszcie świtem, gdy do-
palały się świece - bo akurat wyłączono e-
lektryczność - siedem bardzo zmęczonych
osób zgodziło się na werdykt, odczytany
przez panią Irenę Jun tego samego dnia o
godzinie pierwszej w południe.

Nikt nie ukrywa, że werdykt jest komp-
romisem i matematyczną wypadkową roz-
maitych upodobań. A czemu opisuję to
Państwu tak dokładnie, powtarzając mniej
więcej to samo, co już wcześniej mówiłem
w Opolu? A dlatego, że imponująca ranga
tych przedstawień, umiejętności zawodo-
we zespołów, przemyślana i zdecydowa-
na koncepcja twórcza autorów każą mi u-
mocnić poczucie własnej wartości wszyst-
kich uczestników spotkania. Polski teatr
lalek - sądząc na podstawie opolskiego
festiwalu - ma bardzo dużo silnych,
twórczych grup, ma utalentowanych
twórców i wiele dróg poszukiwań artys-
tycznych. Byłoby ogromną stratą. gdyby
uznali, że zostali niedocenieni, czyli wys-
nuli z sytuacji mylne wnioski. Bo to, że
jedni wolą śpiew słowika, a inni skowron-
ka nie zniewala przecież żadnego z nich.
Nadal śpiewają po swojemu.

.Rioidi rabidi knoll" w Teatrze Animacji
w Poznaniu (1994).
Lech Chojnacki (Ksiądz).
Reż. Janusz Ryl-Krystianowski,
scen. Jacek Zagajewski
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Jubileuszowa 10. edycja poznańskiego
Biennale Sztuki dla Dziecka (4-7 VI

1995) odbyła się w nowej formule, powoli
krystalizującej się od kilku lat. Wyrosłe z
konfrontacji filmowych i teatralnych w la-
tach 60., Biennale pomyślane było
początkowo jako prezentacja najciekaw-
szych zjawisk z różnych dziedzin sztuki -
od literatury, poprzez plastykę i muzykę, po
film i teatr. Stopniowo jednak zmieniało
swój charakter z festiwalowego i
odświętnego na warsztatowy i coraz bar-
dziej roboczy. Wyraźne jest to zwłaszcza w
trzech ostatnich edycjach Biennale,
których organizatorem stał się Ogólnopol-
ski Ośrodek Sztuki dla Dzieci i Młodzieży.
Konkursowe pokazy i wystawy, gdzie mło-
dy odbiorca był tylko biernym obserwato-
rem oraz teoretyczne dyskusje w gronie
profesjonalistów, przeobraziły się w szero-
kie forum wspólnych twórczych spotkań
dzieci i dorosłych.

Podczas tych kilku wiosennych dni
znajdują swój finał wielomiesięczne, pro-
wadzone w szkołach przez pisarzy, ar-
tystów i instruktorów działania i warsztaty
o bardzo różnorodnym charakterze - lite-
rackim, plastycznym, teatralnym, muzycz-
nym. Dwa lata temu ich owocem było
interdyscypllname widowisko plenerowe
Zywioły o tematyce ekologicznej. W tym
roku dominantą Biennale stał się rozwi-
jający dziecięcą wyobraźnię projekt Gra-
num oraz mające wymowę ekologiczną
Wołanie Ziemi, realizowane przez dzieci
środkami plastycznymi i teatralnymi sy-
multanicznie w różnych punktach miasta.

Warsztaty literackie, prowadzone w
szkołach podstawowych przez Krystynę

Liliana Bardijewska

Miłobędzką i Józefa Ratajczaka, znalazły
swój finał w Mityngu Poetyckim, podczas
którego ogłoszono wyniki Ogólnopolskie-
go Konkursu Poetyckiego dla Dzieci i
wręczono laureatom antologię nagrodzo-
nych wierszy. W ramach Mityngu Teatr O-
BOK przedstawił widowisko, oparte na
dziecięcej poezji, zaś najmłodsi wycho-
wankowie Szkoły Baletowej zaprezento-
wali kilka tanecznych etiud,
inspirowanych "kocimi" wierszami Józefa
Ratajczaka.

Wśród wielu interesujących imprez nur-
tu muzycznego, przebiegającego pod
hasłem "Strojenie świata", do ciekaw-
szych należał z pewnością koncert Au-
gustyna Blocha w wykonaniu uczniów
poznańskich szkół muzycznych z u-
działem maestra oraz cykl wykładów ka-
nadyjskiego kompozytora i pedagoga,
Murraya Schafera. Podczas serii warsz-
tatów dla dzieci i dorosłych Schafer rozwi-
jał swoją teorię ekologii dźwiękowej,
zastanawiając się nad szczególną naturą
dźwięku i sposobami tworzenia swoistych
pejzaży akustycznych.

W ciągu ponad dwóch dziesięcioleci is-
tnienia Biennale także jego nurt teatralny
uległ wyraźnej ewolucji. Festiwal teatrów
profesjonalnych przekształci I się w bardzo
demokratyczne, nie konkursowe forum
spotkań dzieci i dorosłych, na którym
równolegle z trupami zawodowymi pre-
zentują się amatorskie zespoły dziecięce.
W tym roku w ramach głównego nurtu
Biennale wystąpiły cztery teatry polskie i
pięć zagranicznych, zaś w trzeciej już
edycji dziecięcego Oft-Biennale, zorgani-
zowanej tradycyjnie przez Teatr ,,wierz-

bak", wzięło udział jedenaście zespołów
młodzieżowych.

Trzy z polskich spektakli profesjonal-
nych to żelazne pozycje festiwalowe,
które w ciągu roku od chwili swojego pow-
stania odbyły wiele wojaży po kraju i za
granicą, zdobywając niejedną nagrodę. I
tak - gospodarze przedstawili spektakl
Teatru Animacji Ribidi rabidi knoll w reży-
serii Janusza Ryla-Krystianowskiego,
uznany przez krytykę za najlepsze poz-
nańskie przedstawienie ubieqłeqo sezonu
i nagrodzony na zeszłorocznych I To-
ruńskich Spotkaniach Teatralnych.

Komediowy scenariusz Katarzyny Gra-
jewskiej i Tadeusza Pajdały, oparty na
XIX-wiecznych tekstach dla dzieci i dzie-
cięcych rymowankach, posłużył reżysero-
wi do nakreślenia karykaturalnego
portretu mieszczańskie] rodziny, której
świat wspiera się na trzech niewzruszo-
nych filarach - szabli, krzyżu i ... rózdze.
Niezwykle dynamiczny, balansujący na
granicy kabaretu, spektakl Janusza Ryla-
-Krystianowskiego pełen jest przewrotne-
go humoru, który przebija zarówno ze sty-
lizowanej na salon Dulskiej scenografii
Jacka Zagajewskiego, jak i "rozbrykanej"
choreografii Władysława Janickiego.
Całości dopełnia najwyższej próby aktors-
two Marcina Ryla-Krystianowskiego oraz
Lecha Chojnackiego.

Zbliżony, kabaretowy charakter nosi
także drugie z głośnych ubiegłorocznych
przedstawień - przeznaczony dla star-
szych widzów kameralny Gianni, Jan,
Johan, John ... Teatru 3/4 z Zusna w reży-
serii Krzysztofa Raua. Jest to pełna ciepłe-
go humoru przypowieść o żywocie ludzkim,

Poznańskie Biennale i jego aft
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"Cecylia" w Teatrze" Wierzbak"
w Poznaniu (1992).

Insc. Bogdan Wąsiel

swoisty moralitet, zbudowany z ele-
mentów groteski, satyry i kabaretu. Spek-
takl Krzysztofa Raua zaskakuje niezwykłą
prostotą i naturalnością. Jedynym tworzy-
wem kreowanego świata są tu nagie ak-
torskie ręce i stopy - zadziwiająco
plastyczne i mobilne, pełne zarazem dra-
matyzmu i siły komicznej. Coś na kształt
pantomimicznego teatru cieni, pozbawio-
nego parawanu, podglądanego niejako od
tyłu.

Ze szczególnym zainteresowaniem o-
czekiwano w Poznaniu trzeciego z
głośnych ubiegłorocznych spektakli - u-
honorowanego atestem ASSITEJ-u oraz
nagrodzonego Złotym Piernikiem dzie-
cięcego jury w Toruniu Robinsona Crusoe
warszawskiego Teatru "Lalka" w insceni-
zacji Ondreja Spiśaka. Gościem Biennale
był bowiem także, występujący po raz
pierwszy w Polsce, rodzimy teatr Spiśaka
z Nitry - Teatro Tatro, który zaprezento-
wał plenerowe widowisko, oparte na mo-
tywach twórczości J.R.R.Tolkiena. Nie
zawiedli się ani sympatycy wielkiego rozbit-
ka, ani też fani nieustraszonych hobbitów.

Biorąc za punkt wyjścia znane dzieła li-
terackie, Spiśak obudował je siatką nowych
znaczeń, zaskakujących skojarzeń, śmia-
łych dygresji. I tak jego Robinson wg Da-
niela Defoe to pogodny, pełen harmonii
spektakl o tolerancji, akceptacji inności, os-
wajaniu obcości. Natomiast Tolkienowski
Minas Tirith - Minas Morgul to mroczny,
podszyty gorzką groteską moralitet o fana-
tyzmie, zgubnych namiętnościach i ciemnej
stronie natury ludzkiej. W obu przypadkach
reżyser proponuje dziecięcej publiczności
swojego rodzaju zabawę w teatr, zapra-
szając do wspóH<reacjiprzedstawienia.

Spektakle Ondreja Spiśaka zdumiewają
bogactwem torm, dźwięków i obrazów. Ich
generalną zasadą jest zaskakująca fantazją
i skrótem myślowym metaforyzacja świata
przedstawionego. W Robinsonie przejawia
się ona zwłaszcza w szc;:zególnej urodzie
dźwiękowej spektaklu. Swiat Tolkienow-
skiego Minasu pełen jest natomiast zaska-
kujących wizji plastycznych autora
scenografii obu przedstawień - Frantiska
Liptaka. Oglądany kuglarskim okiem, wyda-
je się żywcem wyjęty z obrazów Hieronima
Boscha. Zaludniony garbatymi kartami w
groteskowych maskach, pokracznymi ma-
rionetkowymi trollami oraz czarnymi anioła-
mi wywyższonymi na dwumetrowych
szczudłach, jest równie sugestywny, co
inwazyjny.

Obsesyjnej średniowiecznej muzyce w
wykonaniu bębnów, trąb i liry korbowej to-
warzyszą nie mniej obsesyjne, mroczne
obrazy.Tę atmosferę czarnego obrzędu
raz po raz rozpraszają jednak salwy śmie-
chu, prowokowane przez mistrza ceremo-
nii - głównego kuglarza, samego Ondreja
Spiśaka, który swobodnie gawędząc z
publicznością, zawiaduje scenicznym
światem. Oba te spektakle przedstawiają
Spiśaka jako twórcę niespokojnego i po-
szukującego. Uderza w nich wielopiętro-

"Robinson Crusoe" w Teatrze "Lalka"
w Warszawie (1994).
Aneta Pałęcka (Piętaszek),
Wojciech Pałęcki (Robinson).
Reż. Ondrej Spiśak, scen. Frantisek Liptak

wość reżyserskiej koncepcji oraz niez-
wykłe bogactwo, nieomal rozrzutność po-
mysłów inscenizacyjnych.

Tyle można pokrótce powiedzieć o wy-
darzeniach tegorocznego Biennale. Po-
zostałe spektakle zaliczyć trzeba raczej
do teatralnej codzienności. Zywe reakcje
publiczności wywołał adresowany do mło-
dzieży monodram w wykonaniu Charlesa
Feuerberga w reżyserii Siergieja Jefremo-
wa, Wszystko będzie dobrze, Kijowskiego
Teatru Lalek, oparty na dziennikach Janu-
sza Korczaka. Przy pomocy bardzo pros-
tych środków - kilku kukiełek zrobionych
nieomal z niczego na oczach widzów oraz
paru jasełkowych figurek, aktor stworzył
przejmujące studium psychologiczne
człowieka postawionego w sytuacji eks-
tremalnej. Podobał się także drugi z
monodramów - farsowo zabarwiona baj-
ka O dziewięciu miesiącach Teatru Piki z
Bratysławy w reżyserii Luba Piktora, gdzie
w formie pełnego humoru dialogu matki z
nie narodzonym jeszcze potomkiem
przedstawiono rzadko obecny w teatrze
temat poczęcia i narodzin.

Naj młodsi widzowie z sympatią powitali
także najnowszą premierę .Trzyczwartka" z
Zusna - oparty na motywach Lalkarza Mar-
tina Stevensona spektakl Kropkowana i
Kreskowany, zapraszający dzieci do
wspólnej zabawy. Nie spełniło natomiast o-
czekiwań przedstawienie Opowieści bez
obrazu w wykonaniu Groupe de Musiques
Vivantes z Lyonu. Pomyślane jako rodzaj
słuchowiska, mającego wprowadzić dzieci
w magiczny świat dźwięków, szmerów i no-
woczesnej muzyki, było zbyt ubogie plas-
tycznie, zaś muzycznie nie dość oryginalne.
Rozczarowanie przyniósł także Teatr Ka-
meralny z Neubrandenburga. Jego cieka-
wie zapowiadający się spektakl Fliisterlaut i
SchlauschOn o istocie teatru rozpadł się na
szereg farsowych skeczów, zakończonych
cyrkową klownadą.

Bardzo ważnym nurtem tegorocznego
Biennale był dziecięcy Ott, niezwykle żywo
rozwijający się dzięki pasji i wytrwałości
twórców poznańskiego "Wierzbaka" -
Grażyny Wydrowskiej i Bogdana Wąsiela.

Przebiegający tym razem pod hasłem
"Sztuka wolnego czasu", zademonstrował
bardzo dobrą kondycję teatru dziecięcego
i młodzieżowego w Polsce. Dwanaście te-
gorocznych spektakli potwierdziło ogólną
tendencję odchodzenia młodzieży od te-
atru typu lekturowego i literackiego ku
syntetycznym formom plastyczno-mu-
zycznym, wyrażającym w sposób metafo-
ryczny fobie i niepokoje młodego
pokolenia. Uczestnicy dyskusji o dniu dzi-
siejszym i kierunkach rozwoju Biennale,
wiązali ten nasilający się od kilku lat pro-
ces z pojawieniem się w teatrze amators-
kim nowej generacji instruktorów i
animatorów, którzy wyszli z alternatyw-
nych i studenckich grup teatralnych.

Jednym z wydarzeń Off-u był występ
słupskiego zespołu "Gwiżdże". Bez końca
w reżyserii Katarzyny Sygitowicz to pełne
plastycznej ekspresji widowisko o poszu-
kiwaniu tożsamości człowieka końca wie-
ku, rozdartego między diabłem i aniołem,
zagubionego wśród wielu bogów i religii.
W dowód szacunku dla młodszych ko-
legów właśnie w ramach Off-u Teatr
"Wierzbak" przedstawił swój najnowszy
spektakl Cecylię, w inscenizacji Bogdana
Wąsiela - rzecz o młodzieńczych tęskno-
tach, dojrzewaniu i dorosłości.

W niewielkich salkach i kuluarach poz-
nańskich "Ósemek", panowała niczym nie
skrępowana atmosfera teatralnej fiesty,
której trochę zabrakło w głównym nurcie
Biennale. Zabrakło też mocniejszego og-
niwa, które spięłoby oba te symultanicznie
odbywające się nurty. Przydałoby się ja-
kieś wspólne forum dyskusyjne profesjo-
nalistów i młodych pasjonatów teatru,
które doskonale mieściłoby się w nowej
formule Biennale.

Dziesiąte, jubileuszowe Biennale było z
pewnością imprezą potrzebną i udaną.
Kilkadziesiąt imprez - wystaw, koncertów,
warsztatów dla dzieci i instruktorów, po-
kazów filmowych i teatralnych oraz akcji
plenerowych zgromadziło kilka tysięcy
widzów i uczestników, dowodząc tym sa-
mym pojemności i skuteczności nowej for-
muły Biennale.
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Toruńskie Spotkania Teatrów Lalek są
festiwalem autorskim. Zarówno za ich

formułę, jak i dobór przedstawień, odpo-
wiada dyrektor festiwalu, a zarazem "Po-
morskiego Baja", Czesław Sieńko.
Utrzymał on, zaproponowaną i dobrze
przyjętą w ubiegłym roku, formułę dwóch
równoległych prezentacji: w kategorii
przedstawień dla dzieci - przed południem,
i dla dorosłych - po południu. Dwa odrębne
i niezależne ciała jurorskie - profesjonalne
w składzie: Mikołaj Malesza, Mieczysław
Mazurkiewicz, Michał Staśkiewicz, Woj-
ciech Wieczorkiewicz, Ilona Zgiert oraz
dziecięce pod przewodnictwem Przemka
Sieńko przyznawały swoje nagrody i
wyróżnienia. Tylko jedna nagroda - za
spektakl "poruszający istotne problemy
dziecka" - przyznana została wspólnie.

W dniach od 1 do 8 paździemika 1995 r.
pokazano 13 spektakli (osiem dla dzieci,
pięć dla dorosłych). Program spotkań nie
był więc przeładowany, co się okazało
dużą zaletą. Złota polska jesień w
pięknym Toruniu, interesujące przedsta-
wienia, miła atmosfera stworzona przez
gospodarzy - wszystko sprzyjało twór-
czym dyskusjom i refleksjom.

Niewątpliwie podstawowym kryterium
wyboru przedstawień były dla Czesława
Sieńko ambitne pozycje repertuarowe i
profesjonalizm wykonania, co zapewniło
ogólny, wysoki poziom prezentacji.

Jeśli pojawiały się momenty słabsze,
niedociągnięcia czy nawet artystyczne
pomyłki, to plasowały się one jako proble-
my na tzw. wyższym piętrze profesjonal-
nej dyskusji.

Wybór ten dawał też reprezentatywny
obraz polskiego teatru lalek. Jak w so-
czewce, skupiały się tu blaski i cienie tego
teatru, zjawiska i problemy istotne. Spot-
kania pokazały bogactwo form teatralnych
i odwołań do różnorodnych konwencji (od
dell'arte po kreacje "zbiorowego pisania
na scenie") oraz wielostronne poszukiwa-
nia i twórcze ambicje środowiska.

Cieszy przede wszystkim wybór warto-
ściowej literatury jako materiału wyjściowe-
go, nieraz literatury trudnej, wymagającej
w interpretacji bogatego i precyzyjnego
języka teatralnego. Szczególnie trudne i
ryzykowne zdają się być utwory obciążo-
ne bogatą tradycją inscenizacyjną (jak
Carmen Bizeta czy Kopciuszek Prokofie-
wa) czy wybitnymi dokonaniami w naj-
nowszej historii teatru polskiego (jak
chociażby Parady Jana Potockiego lub
Zywoty świętych Wowry).

By podejmować tak ambitne przed-
sięwzięcia inscenizacyjne, teatr musi dys-
ponować, po pierwsze, dobrymi aktorami.
I taki potencjał aktorów zdolnych, spraw-
nych, o bogatym warsztacie posiada dziś
wiele teatrów lalkowych. Z roku na rok te
zespoły są coraz lepsze, i tych dobrych
jest coraz więcej, co konstatuję z dużą ra-
dością. Zwłaszcza, że jeszcze osiem lat
temu, objawy żenującej nieraz bezrad-
ności aktorów, konkurujących z lalkami,
podpowiadały, jako jedyny ratunek, ukry-
cie ich za parawanem i dobrą plastyką
("Zdradzić scenografa ... i co dalej?"). Dziś
siły i środki polskiego teatru lalek rozkła-
dają się inaczej: atutem i siłą napędową
są aktorzy.

Dobry, profesjonalny reżyser może z ni-
mi zrobić zabawne, satysfakcjonujące
wszechstronną sprawnością przedstawie-
nie komedii dell'arte, w którym zabłysną
również aktorzy, jak w realizacji Arlekina i
Kolombiny Opolskiego Teatru Lalki i Akto-
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ra. (Dyplomy honorowe otrzymały Barbara
Lach i Marlena Syrnicka, a za reżyserię -
Petr Nosalek.)

Może zrealizować też tak piękne i wzru-
szające przedstawienie, jak Zywot Wowry
wśród żywotów świętych w teatrze "Rab-
cia" . Paleta przeżyć odbiorcy idzie tu w
parze z precyzyjnym dozowaniem ich
przez twórców. Swiadomość środków w
przedstawieniu świata Wowry, świata,
przesiąkniętego dobrocią, miłością i pros-
totą ludowego humoru, oraz niezwykła
dyscyplina aktorów, utrzymały równo-
wagę emocjonalną między odcieniami li-
ryzmu i komizmu. To wielki sukces Ireny
Józefiak, Anny Krakowiak, Jacka Krako-
wiaka i Piotra Serafina.

Z materiałem literackim, jakim są, spisa-
ne przez Tadeusza Seweryna, opowieści

Powyżej: "Szewczyk Dratewka"
Marii Kownackiej w Teatrze "Bis"

w Poznaniu (1994).
Reż. i scen. Lech Chojnacki

i Marcin Ryl-Krystianowski (na zdjęciu)

Po prawej: "Mały Książę"
wg Saint-Exupery'ego

w PTL im. Andersena w Lublinie (1995).
Maria Wąsiel, Danuta Rej.

Reż. zespół, scen. Magdalena Warda



Wowry, Stanisław Ochmański zmierzył
się w czasie, gdy świeży jest jeszcze w
pamięci sukces inscenizacji Jana Wilkow-
skiego i Adama Kiliana. Wiele fragmentów
hagiografii Wowry znalazło się w obu a-
daptacjach. Ale w przedstawieniu Wilkow-
skiego więcej było humoru w narracji i
interpretacji świata, zaś u Ochmańskiego
- liryzmu. Wyrażnie zarysowała się tu jed-
ność osobowości artysty i tworzonego
przez niego świata.

Myślę, że laury - Grand Prix - "Złoty
piernik" dla zespołu .Rabcia", nagroda dla
Stanisława Ochmańskiego za reżyserię o-
raz dla Rajmunda Strzeleckiego za sce-
nografię, odzwierciedlają efekt pracy
wszystkich twórców tego przedstawienia.

Nie bez powodu uparcie łączę sukcesy
aktorskie z dobrą reżyserią. Pozwolę so-
bie też powtórzyć znaną od lat, starą
prawdę: aktorowi, nawet najlepszemu,
potrzebny jest reżyser.

Zaniepokoił mnie więc brak reżysera aż
w trzech przedstawieniach. Były to Fred-
roigraszki i Szewc Dratewka z Poznania
oraz Mały książę z Lublina. Wszystkie
zrealizowane samodzielnie przez mło-
dych, zdolnych, ambitnych aktorów,

których potencjał trochę się marnuje.
Szczególnie żal mi wysiłku Romy
Drozdówny, Danuty Rej, Wiolety Tomicy i
Marii Wąsiel z teatru lubelskiego, które
przygotowały bardzo piękne przedstawie-
nie i perfekcyjnie w nim zagrały. Otrzy-
mały nagrodę "za spektakl poruszający
istotne problemy dziecka" i wyróżnienie
za wysoki poziom wokalny przedstawie-
nia. Gdyby pomógł im ktoś w wyinterpre-
towaniu symboliki Małego księcia
spektakl oddałby nie tylko urok, ale i
mądrość filozoficznego przesłania Saint-
Exupery'ego. Tymczasem już w fazie pra-
cy nad scenariuszem umknęła kluczowa
scena wędrówki przez pustynię i odnale-
zienia studni.

Symptomatyczny zdaje się być fakt, że
wśród trzynastu spektakli trzy nie miały
reżysera, a dwa zrealizowali artyści za-
proszeni z zagranicy. Czy mimo wielolet-
niej działalności szkół teatralnych, przy
zmianie pokoleniowej teatr polski musi
odczuć drastyczne braki wśród profesjo-
nalistów?

Dobrych ról i przejawów świetnego ak-
torstwa na spotkaniach było jednak wiele

. - główna nagroda za kreację aktorską

przypadła Joannie Stasiewicz za tytułową
rolę w Carmen teatru "Arlekin". Twórcy
łódzkiego przedstawienia wyraźnie działa-
li przeciw kulturowemu stereotypowi koja-
rzenia Carmen z melodramatem.
Zarówno adaptacja noweli Menmea z
włączonymi do scenariusza fragmentami
poezji Lorki, jak i zabiegi inscenizacyjne
wydobywały dramat wewnętrzny bohate-
ra. Dramat słabości człowieka wobec sił
natury. Przytłaczający hiszpański koloryt,
poetycko-muzyczny refren chóru, powta-
rzający się niezmiennie aż do zawrotu
głowy, niezależnie od etapu rozwoju dra-
matu, potwierdza ten monumentalizujący
kierunek interpretacji dramatu, w którym
człowiek jest jedynie marionetką zniewo-
loną przez namiętność. Łódzka Carmen
to ucieleśnienie zła, a zarazem uosobie-
nie dążeń człowieka do miłości i wolności.
Joanna Stasiewicz udźwignęła ciężar o-
wej złożonej, wielowarstwowej interpreta-
cji, precyzyjnie operując barwą głosu i
ruchem lalki, bardzo wyrazistej, ekspre-
syjnej. Wydobyła z niej to ciepłe, ponętne
tony "kociej" kobiecości, to znów wulgar-
ność i despotyzm "diablicy". Niewątpliwie
doskonałym partnerem aktorki była tu lal-

polskiego teatru lalek
ka Carmen, toteż specjalne uznanie na-
leży się autorce scenografii, Marii BaIce-
rek, wyróżnionej przez jury za udany
debiut w teatrze lalkowym. Mimo lekkiego
spadku napięcia w drugim akcie, Walde-
marowi Wolańskiemu powiodło się to
wielkie przedsięwzięcie inscenizacyjne. I-
deę scenariusza wspierała plasyka i mu-
zyka, za którą Bogdan Dowlasz otrzymał
naqrodę,

Z interesującym stylem gry aktora z
lalką spotykamy się również w Paradach
Potockiego Białostockiego Teatru Lalek.
Wiesław Czolpiński otrzymał wyróżnienie
za rolę Kasandra i reżyserię, zaś Zarząd
POLUNIMA uhonorował przedstawienie
specjalnym dyplomem właśnie za twórcze
wykorzystanie lalki.

Ta, znana już z warsztatu studenckie-
go, inscenizacja jest kolejnym dowodem
możliwości wzbogacania języka teatralne-
go, budowania nowych znaczeń po-
wstałych w zderzeniu ekspresji aktora i
ekspresji lalki. Wspaniałym partnerem ak-
torów od lat są lalki, zmarłego niedawno
Rajmunda Strzeleckiego. Jak bardzo był
twórczy i do jakiego stopnia kształtował
oblicze artystyczne polskiego teatru lalek
przypomniały toruńskie spotkania. Strze-
lecki projektował scenografię do czterech
prezentowanych tam przedstawień. Jury
przyznało mu główr)ą nagrodę za sceno-
grafię do Parad i Zywotu Wowry, wśród
żywotów świętych oraz za postaci bogów
indiańskich w przedstawieniu Brama
słońca gdańskiej "Miniatury".

Drugą nagrodę za scenografię otrzymał
artysta słowacki Ivan Hudak, współtwórca
spektaklu Rudy Dżil i jego pies w war-
szawskiej "Lalce". Jak ważna jest plasty-
ka w teatrze lalek dowodzą powyższe
przykłady. Ale słabego spektaklu nie ura-
tuje nawet najlepsza scenografia, jak to
się zdarzyło w olsztyńskim Kopciuszku, o
czym za chwilę. Bywa jednak, że este-
tyczna bylejakość, wynikająca być może z
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braków finansowych teatru, obniży jakość
przyzwoicie przygotowanej produkcji, o-
partej na dobrym scenariuszu i solidnej
pracy zespołu. Smutek spowodowany
plastycznym niedopieszczeniem przed-
stawienia Zwierzęta Doktora Dolittle "Baja
Pomorskiego" gnębi mnie do dzisiaj.
Spektakl miał szansę dostać przyzna-
waną przez dzieci Grand Prix, tymczasem
tylko aktor Janusz Słomiński został
wyróżniony za rolę sympatycznego Dok-
tora. Jakiż to wdzięczny temat dla sce-
nografa, a tu jakby zbieranina elementów
dekoracji i kostiumów z różnych sztuk.
Każdy gatunek zwierząt z innego ZOO
plastycznego. Wszystko zaś rodem z banal-
nych produkcji masowych. Teatr mógłby
chronić dzieci przed łatwizną i kiczem.

Dzieci najwyżej oceniły spektakl
gdańskiej "Miniatury", adaptację baśni in-
diańskiej pt. Brama słońca Jana Makariusa
w reżyserii Włodzimierza Fełenczaka. Za-
akceptowały egzotyczny temat i wywiedzio-
ne z tradycji dalekiej kultury piękne i mądre
przesłanie. Wciągnęła je siła iluzji teatralnej
opowieści. Ale razem z pozytywami za
dobrą monetę przyjęły też przejawy szmiry
teatralnej - aktorskiej szarży i to w najbar-
dziej dramatycznym momencie akcji.

Nieokiełznany żywioł aktorski może się
przekształcić w różne formy, tak drastyczne
estetycznie jak i bardziej usankcjonowane
konwencją. Przybrać może formę np. wątku
autotematycznego, wzrostu funkcji me-
tajęzykowej w spektaklu. Funkcja metajęzy-
kowa dominuje w wielu przedstawieniach.
Dla realizatorów ważniejszy zdaje się być
kontakt aktora z widzem, sposób opowiada-
nia bajki niż ona sama i jej treści. Język nar-
racji teatralnej, zasady obranej konwencji
stają się, nieraz niechcący, głównym tema-
tem przedstawienia, bo treść niedointerpre-
towanej sztuki ginie w nawale dobrych
pomysłów narracyjnych i dobrego żywioło-
wego aktorstwa. I tak wątek autotematycz-

"Carmen" wg Prospera Merimee
w TL "Arlekin" w Łodzi (1995).
Jerzy Stasiewicz, Mieczysław Dyrda.
Reż. Waldemar Wolański,
scen. Maria Balcerek
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ny zatarł znaczenia Szewca Dratewki w
reżyserskiej, scenograficznej i aktorskiej re-
alizacji Lecha Chojnackiego i Marcina Ryla-
Krystianowskiego (Teatr "Bis" z Poznania) i
Wojny o echo (reż. Barbara Muszyńska).
Swietnym aktorom białostockiego teatru do-
pomógł w tym równie świetny scenograf,
Wiesław Jurkowski, lukrując różowościami
buduarowe wnętrza i kostiumy.

Czy ta moda "metajęzykowa" wynika z
braku zaufania do możliwości percepcyj-
nych młodego widza czy z braku wiary w
siłę teatralnej iluzji?

Już nie tyle wątek autotematyczny, ile
przegadany dydaktyzm przygniótł bajkę o
Kopciuszku w realizacji Olsztyńskiego Te-
atru Lalek. W bardzo ambitnym zamierze-
niu wystawienia bajki o Kopciuszku w
formie baletu lalkowego do muzyki Proko-
fiewa, Bogdan Głuszczak chciał przy-
bliżyć młodemu widzowi uroki sztuki
taneczno-muzycznej, opowiadając akcję
bez użycia słów. Chciał również zapoznać
dzieci z zasadami tego gatunku i dodat-
kowo opowiedzieć treść bajki przy po mo-

"Brama słońca" Jana Makariusa
w TL "Miniatura" w Gdańsku (1995).
Małgorzata Baltaziak, Eugeniusz
Sienkiewicz, Grzegorz Gajewski.
Reż. Włodzimierz Fełenczak,
scen. Rajmund Strzelecki

cy słów. Już w założeniach kryła się
wewnętrzna sprzeczność. Doświadczony
reżyser i choreograf nie zaufał ani widzo-
wi, ani sztuce, którą od lat uprawia i
zamówił u doświadczonego autora i reży-
sera - Jana Wilkowskiego - tekst autote-
matycznej narracji. Zgodnie z przyjętym
zamówieniem, wynikające z braku mówie-
nia ewentualne niedomówienia Wilkowski
omówił. W efekcie słowo zabijało muzykę,
muzyka - taniec, taniec - lalki. Jak widać,
z nadmiaru dobrych chęci i poczucia od-
powiedzialności artysty wobec dziecka
wpaść można w pułapkę przez samego
siebie zastawioną. To wielce pouczające
doświadczenie.

Problemy związane z językiem sztuki,
mechanizmami działania wyobraźni, za-
równo w procesie tworzenia, jak i odbioru
sztuki, niewątpliwie nurtują środowisko ar-
tystyczne lalkarzy. Problemy te pojawiają
się nie tylko niechcący, ale i jako temat
zasadniczy sztuk. Na grze odmiennych
typów wyobraźni zbudował swój spektakl
Czesław Sieńko. Drewniany koń "Baja
Pomorskiego" otrzymał dyplom za usza-
nowanie kreatywnej wyobraźni widza. Siła
wyobraźni odniosłaby w nim całkowity
sukces nad ludzkim racjonalizmem, gdy-
by autor i reżyser zarazem, zrezygnował
w końcowej części przedstawienia z po-
zorów improwizowanej zabawy na rzecz
ostrości zderzeń i tempa. Tenże sam te-
mat, jako równoległy i ściśle związany z
opowiadaną historią, udało się w pełni
zrealizować twórcom przedstawienia war-
szawskiej "Lalki" Rudy Dżil i jego pies Tol-
kiena. Reżyser Ondrej Spiśak i scenograf
Ivan Hudak udowodnili nam, że nie tylko
fantazja artysty, ale i rzemieślnicza precy-
zja wykonania rozbudzają wyobraźnię od-
biorcy.



Teatr jest jeden
o festiwalu Zderzenia rozmawiają

Marek Mazurkiewicz
i Marian Półtoranos

Marek Mazurkiewicz

Ogólnopolskie Zderzenie Teatrów w
Kłodzku organizowane jest od 1991

roku. W tym czasie laureatami Grand Prix
przyznawanej przez publiczność zostali:
Gabriela Muskała z Teatru KO-KU w Kłodz-
ku i Janusz Stolarski z Teatru Polskiego w
Poznaniu (1991), dwukrotnie Towarzystwo
"Wierszalin" (1992 i 1994), Teatr Janusza
Wiśniewskiego (1993).

W 1995 roku po raz pierwszy odbyło się
Małe Zderzenie, w którym wzięło udział 6
teatrów ze spektaklami dla dzieci : bielska
"Banialuka" z Bajkami nie tylko o smoku i -
poza konkursem - z Tygrysem Pietrkiem,
"Wierzbak" z Wypukłym, Teatr Ruchu "Akt"
z Opowieścią o wietrze, Teatr Powszechny
ze spektaklem Gdyby do szkoły chodziły a-
nioły, Teatr 3/4 Zusno z Wakacjami smoka
Bonawentury i Teatr Lalek "Guliwer" z Ko-
tem w butach. Grand Prix widzowie przy-
znali Opowieści o wietrze.

Lucyna Kozień: W 30-tysięcznym
Kłodzku powstał festiwal teatralny, jesz-
cze jeden wśród wielu innych. Ale Kłodz-
kie Zderzenia szybko stały się
wydarzeniem nie tylko na skalę lokalną.
Jaki jest pomysł na ten festiwal i jego za-
istnienie na teatralnej mapie kraju?

Marek Mazurkiewicz: Nasz festiwal miał
co roku inne oblicze. Zaczynaliśmy od Zde-
rzenia monodramów, a więc gatunku teat-
ralnego w którym mieliśmy spore sukcesy;
w końcu nie bez powodu Mariana Półtora-
nosa nazywają królem polskiego monodra-
mu. To Marian wymyślił, żeby spotykać się
w Kłodzku. Na pierwsze Zderzenie zaprosi-
liśmy najlepsze monodramy ostatnich lat,
uprzednio nagradzane na festiwalach, m.in.
w Zgorzelcu i Toruniu. W następnym roku w
Kłodzku spotkały się teatry kameralne, po-
tem autorskie - gościliśmy u siebie najcie-
kawsze bądź najgłośniejsze spektakle i
teatry, m.in. Mikołaja Grabowskiego, Lesz-
ka Mądzika, Wojciecha Misiuro, Janusza
Wiśniewskiego, Zbigniewa Zapasiewicza,
Lecha Raczaka, Piotra Tomaszuka. Teraz
zdecydowaliśmy się na penetrację obszaru
teatru dla dzieci.

Czy to właśnie coroczna zmiana formuły
festiwalu zadecydowaJa o jego atrakcyjności?

Marian Półtoranos: Chcemy pokazywać
spektakle o różnych poetykach i formach
inscenizacyjnych, ale reprezentatywne
dla aktualnego stanu polskiego teatru. Nie
szukaliśmy dla nich wspólnego mianowni-
ka wierząc, że teatr jest jeden, choć mówi
wieloma głosami. Natomiast celem
nadrzędnym festiwalu jest poruszenie
kłodzkiego środowiska i zainteresowanie
go teatrem, a więc - szeroko rozumiana
edukacja teatralna.

M.M.: Tak naprawdę pierwszy festiwal
odbył się z myślą o klasach teatralnych,
które powstały w niektórych kłodzkich
szkołach średnich z inicjatywy Mariana
Półtoranosa ...

M.P.: Od 1987 roku w Kłodzkim Ośrod-
ku Kultury istnieje Studio Teatralne.
Widząc zapał przychodzących do nas
młodych ludzi pomyślałem, że warto prze-
nieść nasze doświadczenia na grunt
szkolny. Dzisiaj mamy już pierwszy rocz-
nik maturzystów edukowanych teatralnie,
a w podstawówkach zakładamy klasy ar-
tystyczne.

A więc wychowujecie sobie festiwalową
publiczność.

M.M.: Robimy to z premedytacją. Przy-
ciągamy do siebie nie tylko młodzież
chętną do występów na scenie, ale też
ich braci, siostry, rodziców, kolegów. To-
też w czasie festiwali nie mamy żadnych
problemów z zapełnieniem widowni. W
trzydziestotysięcznym Kłodzku sprzeda-
liśmy na Zderzenie ponad cztery tysiące
biletów.

W samym mieście musi być jednak
sprzyjający klimat do Waszych inicjatyw.

M.P.: Kłodzko jest chyba jedynym w
Polsce miastem, którego samorząd prze-
znacza na kulturę aż 12% swojego
budżetu. My nie jesteśmy placówką sa-
morządową, dotuje nas Kuratorium, ale
czerpiemy też środki z budżetu miasta.
Pozostałe kwoty dostajemy z Ministerst-
wa Kultury i od sponsorów. Dosłownie
własnoręcznie wyremontowaliśmy dzisiej-
sze Centrum Edukacji Kulturalnej i mamy
już profesjonalną salę teatralną. A zaczy-
naliśmy od 10 reflektorów ...

Co Panów zdaniem zadecydowało o
tym, że Kłodzkie Zderzenia stały się dost-
rzeganym w kraju przeglądem?

M.P.: Zapraszamy do Kłodzka teatry
znaczące, ale powodzenie naszego przed-
sięwzięcia zawdzięczamy w ogromnej mie-
rze także kłodzkiemu środowisku, które jest
niezwykle otwarte i aktywne. To też wynik
wielu lat pracy nad teatralną edukacją.

M.M.: Kłodzko jest już chyba jednym z
ostatnich miejsc w Polsce, gdzie na festi-
walu dyskutuje się do rana.

W tym roku po raz pierwszy odbyło się
Małe Zderzenie Teatrów. Czy ten przegląd
jest dopełnieniem Waszych zamierzeń?

M.M.: Organizując "duże" Zderzenie
myśleliśmy przede wszystkim o mło-
dzieży. Chcieliśmy stworzyć grupę ludzi,
która będzie się identyfikować z festiwa-
lem. W którymś momencie zapragnęliśmy
poszerzyć ten krąg o dzieci, stąd pomysł
Małych Zderzeń. Stworzyliśmy własną
listę rankingową, na którą wpisaliśmy
czternaście przedstawień. Spośród nich
do konkursu zaprosiliśmy sześć, tak dob-
ranych, by rozbudzały wrażliwość dziecka
w różnych obszarach.

M.P.: Program był tak komponowany,
by młodzi widzowie mogli napatrzyć się
na plastykę, pomysły inscenizacyjne i
różnorodne formy teatralne, by mogli od-
czytywać liczne metafory, skróty myślowe

Marian Półtoranos

i zetknąć się z konwencjami, które uksz-
tałtują ich wrażliwość. Bardzo starannie
przygotowywaliśmy się do "małych" Zde-
rzeń. Najpierw ogłosiliśmy konkurs literac-
ki i konkurs na recenzję teatralną.
Spośród laureatow wybraliśmy 8-osobo-
we jury, oceniające festiwal. W czasie fes-
tiwalu ogłosiliśmy konkurs na gazetkę
festiwalową i ku naszemu zdumieniu zgło-
siło się ponad 60 dzieci! I teraz one popu-
laryzują w swoich szkołach nasz festiwal.
Bardzo ufamy naszym widzom i tak jak
młodzież w "dużych" Zderzeniach przy-
znawała swoje nagrody, tak teraz dzieci
będą wybierać najlepsze prezentacje.

Niemniej krytycy profesjonalni towa-
rzyszą festiwalowi od samego początku.
Jaka jest ich rola?

M.M.: Każdy z krytyków biorących u-
dział w "dużym" Zderzeniu przygotowywał
określony temat, który prezentował w cza-
sie spotkania z publicznością. W ostat-
nich latach np. były spotkania poświęcone
teatrowi Grzegorzewskiego, Lupy, Gro-
towskiego, teatrowi alternatywnemu, dra-
matopisarstwu Słobodzianka i in. Krytycy
prowadzili dyskusję, ale teraz chcemy
zmienić tę formułę. W Małych Zderze-
niach zostawiliśmy inicjatywę samym wi-
dzom. Krytycy (w tym roku Tadeusz
Burzyński, Janusz Majcherek i Krzysztof
Kopka) są jedynie uczestnikami wspól-
nych dyskusji.

M.P.: Jak zderzenie to zderzenie, także
w sferze krytyki. Celowo zapraszamy kry-
tyków prezentujących różne opcje, często
spierających się między sobą - odmien-
ność spojrzenia jest inspirująca. Nie
tworzymy profesjonalnego jury w przeko-
naniu, że jego nagroda byłaby jedynie wy-
padkową rozbieżnych upodobań. Za to
każdy z krytyków ma prawo do przyzna-
nia absolutnie własnej nagrody, z którą
identyfikuje się do końca.

W tej chwili Zderzenie odbywa się dwa
razy do roku. Czy tak będzie zawsze i czy
starczy nieprzeciętnych spektakli do po-
kazywania w Kłodzku?

M.M.: Trudno powiedzieć, czy miasto
udźwignie ciężar organizowania "małych"
i "dużych" Zderzeń. Być może będą się
odbywały naprzemiennie. Mogą być
mniejsze lub większe, ale zależy nam, by
zawsze były dobre, by pobudzały do roz-
mowy i sporów. Co do programu: nie zaw-
sze zapraszamy tylko te spektakle, które
się nam tak do końca podobają. Często
są wśrod nich takie, które chcemy poddać
weryfikacji. Ważne, by widzowie mieli o
czym dyskutować. Pracując od lat z mło-
dzieżą wiemy, jakie są jej upodobania i
przy układaniu programu staramy się zna-
leźć spektakle, które z różnych powodów
zainteresują naszych widzów.

Dziękuję za rozmowę. •
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Hanna Baltyn

NIEDOKONANIA
Ostatnia premiera na Scenie Małej

Wrocławskiego Teatru Lalek to
nawrót Wiesława Hejny do zapoczątko-
wanych Procesem inspiracji kafkowskich.
Tym razem tworzywem literackim są dwa
opowiadania - Kolonia karna i Przemiana,
połączone w jeden wieczór teatralny
właściwie bardziej stylem scenografii Jad-
wigi Mydlarskiej-Kowal (no i nazwiskiem
Franza Kafki, oczywiście) niż jakimkol-
wiek innym wspólnym mianownikiem.
Przestrzeń teatralna Kolonii zorganizowa-
na jest przez ramę-wrota-ołtarz, machinę
na kółkach, która okazuje się machiną tor-
tur. Ma ona dwoje skrzydeł, podzielonych
na potrójne komory, mieszczące po trzy
niewielkie, ale sugestywne figury. Owe
alegorie śmierci - w całunach, wyposażo-
ne są w kosy, motyki, wskazówki do czy-
tania Tory i szubieniczne sznury. Skrzydła
łączy u góry łukowaty tympanon, u dołu
zaś blat ołtarza-łoża, pod którym wiruje
podświetlany czerwono bęben z wyob-
rażeniami potępieńczych cierpień grzesz-
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ników, kojarzących się ze znaną płasko-
rzeźbą Rodina De profundis. Na łożu po-
jawia się, ułożona w pozie jak z piety,
figurka skazańca. Opisu działania machi-
ny dokonuje opętany misją kontynuacji
dzieła zmarłego Komendanta, psychopa-
tyczny Oficer (Aleksander Maksymiak),
strojny w dziwaczny płaszcz, zdobiony
wypukłymi kształtami kości. Podróżny to
osadzony na stojaku manekin z ruchomy-
mi ramionami, dłońmi, oczyma i żuchwą.
Jego kwestie wypowiada siedzący z boku
aktor w zwykłym ubraniu (Jan Fornal). In-
kantowane partie narracyjne wygłaszają
trzy Marie, symboliczne postacie, spraw-
czynie losu, które można interpretować
także jako Parki. Opowiadają o biblijnych
karach - wypędzeniu z raju Adama i Ewy
czy cierpieniach Hioba, ilustrując przykła-
dy malowanymi dwustronnie tablicami,
prezentowanymi zza ramy machiny.

Opowieść przedstawiono bardzo dosłow-
nie i statycznie, próbując pokusić się o wy-
cieczki w stronę symboliki biblijnej, bez prób

.Niedokonenie" wg Franza Kafki
w TL we Wrocławiu (1993).

Barbara Pielka (Córka),
Józef Frymat (Ojciec),

Jolanta Góralczyk (Matka).
Reż. Wiesław Heine,

scen. Jadwiga Mydlarska-Klpwal

interpretacji groteskowej, do której skłania
styl opowiadania Kafki. Ta hieratyczność i
namaszczenie, przy maksymalnym rozbu-
dowywaniu efektów wizualnych, niewiele
pozostawia pola dla wyobraźni widza,
choćby i z początku zafascynowanego
tym czy owym elementem scenografii.
Dookreślając wszystko do końca, powo-
duje pewien letarg, z którego nie budzi
nawet uruchomiona na parę sekund ma-
china tortur, której kukiełki, jak w szopce,
zaczynają machać swymi śmiercionośny-
mi atrybutami. Osłupienie martwego
Podróżnego-manekina, staje się i na-
szym, widzów, udziałem. Nadmiar szcze-
gółów zabija metaforę. Dlatego trudno
zgodzić się z opinią Tadeusza Bu-
rzyńskiego, dla którego to przedstawienie
wkracza w sferę "egzystencjalnych niepo-
kojów człowieka", "przypominając sprawy
i pytania, przed którymi nie można uciec".
Owszem, można, choćby wbrew inten-
cjom. W teatrze często natykamy się na
rozmaite sytuacje paradoksalne - raz za-



dziwiające, raz zachwycające, a czasem
rozczarowujące. Kolonią karną byłam znu-
żona, przygłuszona i nieco rozczarowana.

To samo dotyczy Przemiany, gdzie już
nie o biblijne diapazony chodziło, tylko o
pokazanie "strasznego życia strasznych
mieszczan" z całym (umownym) naturaliz-
mem, na jaki stać teatr lalek. Gregor
Samsa budzi się jako stwór, który więcej
ma wspólnego z ósmym pasażerem Nost-
romo niż z tradycyjnym wyobrażeniem ka-
ralucha. Jakkolwiek byłby jednak okropny,
widz szybko przyzwyczaja się do worko-
watego kształtu ohydnego muppeta w
łóżku. Dlatego nie dzieli przerażenia lalko-
wej rodziny, kiedy po śniadanku szturmu-
je drzwi unieruchomionego Gregora,
którego do wysiłków przy zamku animuje
dopiero wizyta pana prokurenta. Laleczki
(poza stworem-Gregorem) są niewielkie,
akcja kręci się wokół stołu na wysokich
nogach, z butaforowym serwisem do ka-
wy, skośnymi, jak trumna czy gotyckie ok-
no, drzwiami, a łożem Gregora. Obraz
jest zatem całkiem płaski, nie wykorzys-
tujący perspektywy ani głębi sceny.

Przy Procesie, który miał premierę
przed dziesięciu laty, pracował ten sam
tandem reżysersko-scenograficzny i ten
sam, niezwykle stabilny, zespół. O ile jed-
nak wówczas aktor ukrywał się za lalką,
stanowiąc z nią integralną całość, o tyle w
Niedokonaniach mechanizmy animacji są
dla widza całkowicie jawne, by nie powie-
dzieć - celowo, ekshibicjonistycznie
przed nim obnażane. Widz obserwuje za-
tem grę aktorów i grę lalek - już nie w jed-
ności, lecz jak gdyby w konkurencyjnej
stawce. Mam pełną świadomość pozor-
nego absurdu tej uwagi. Jak może anima-
tor współzawodniczyć z przedmiotem,
obiektem artystycznym swej animacji?
Ano może, skoro koncepcja reżyserska,
zwłaszcza w Przemianie, zakłada pełną
tautologię gestów, ruchu i mimiki. Kon-
cepcja do polemiki, bo, wbrew intencjom,
zamiast efektu wzmocnienia, uzyskać
można efekt znużenia. Pułapka profesjo-
nalizmu? Być może. Nawet najbardziej
precyzyjna animacja - animacja, w trakcie
której aktor pamięta o tak drobnym
geście, jak omiecenie ręką lalki ok-
ruszków z krzesła po śniadaniu - może
właśnie przez swą dokładność odciąga u-
wagę od lalki. A skoro tak, to po co lalka?
Historię człowieka zamienionego w kara-
lucha i zaniedbanego na śmierć przez
mieszczańską rodzinę można zagrać w
żywym planie. Albo opowiedzieć w mo-
nodramie. Albo po prostu odczytać.

Rozumiem, ze ekwiwalent plastyczny
wizji Kafki jest - jako taki - pokusą dla te-
atru. Akt metamorfozy jest zresztą zaw-
sze cudowniejszy i prawdopodobniejszy
w teatrze lalek niż osób. W Przemianie
nie przyprawia jednak o metafizyczne
dreszcze, nie budzi grozy, a jeśli, to na
chwilę, wśród lalkowej rodziny, która się
szybko otrząsa i nuży. Mam wrażenie, że
od pierwszego przystanku, jakim był Pro-
ces, Scena Mała przeżywa raczej regres
niż progres. Ze to, co było świeżym środ-
kiem wyrazu, jeszcze się nie uklasyczniło,
a już nieco wyczerpało, skręcając w
zjazd, który niekoniecznie prowadzi ku
autostradzie. Ostatnia premiera lalek dla
dorosłych we Wrocławiu jest - mówię to
oczywiście wyłącznie we własnym imieniu
- raczej ciekawostką formalną niż
spójnym, przejmującym aktem teatralnym.

I Recenzje
Marta Karasińska

Baśń o księciu,
księżniczce
i koniku

•

Interesująca twórczość dramaturgiczna
współczesnego pisarza francuskiego

Pierre'aGripariego,międzyinnymidziękiwy-
siłkom OgólnopolskiegoOśrodka Sztuki dla
Dzieci i Młodzieży, powoli trafia na polskie
sceny. Poznański Teatr Animacji przygoto-
wał tym razem inscenizacjęjednego z kilku
wydanych w Polsce prozatorskichutworów
Gripariego - Bajkę o księciu Pipo. Na-
wiązujący do poetyki baśni magicznej tekst
odczytać można jako zapis projekcji świata
wewnętrznego dorastającegobohatera.Jak
to jednakw baśniachbywa,niejest on przed-
stawieniemindywidualnychprzeżyćpostaci.
Składają się nań bowiem odwieczne arche-
typy symbolizujące podstawowe, tłumione
zazwyczaj w podświadomości problemy i
konflikty związane z okresem adolescencji.
Tytułowy książę Pipo opuszcza dom w po-
szukiwaniu zaginionychrodziców.W czasie
swej długiej drogi nauczy się reguł życia
społecznegoiumiejętnościdokonywaniawy-
borów,trafi do LudowejRepublikiTyranii i do
oznaczającej najwyższą mądrość Wielkiej
Biblioteki, a na koniec spotka wyśnioną
księżniczkę.Nieudamusiętylkojedno- nig-
dy już nie odnajdzie rodziców.Jest dorosły i
musi rozpocząćżycie na własny rachunek.

W tej pięknej opowieści Gripari mówi o
lękach dojrzewania. W trakcie opisanej w
powieści imaginary voyage bohater podej-
muje trud określenia własnej tożsamości.
Tekst stanowi poniekąd zapis osobowości
jeszcze nie zintegrowanej.Siademjej rozbi-
cia jest rozczłonowanie bohatera na trzy
komplementarne postacie: księcia, konia i
księżniczkę.Zrebak, noszacy to samo imię
co chłopiec, w swych rozmowach z klaczą
może ilustrować wzajemne uwikłania świa-
domości i nieświadomości.KsiężniczkaPo-
pi, której imię jest rewersem imienia
bohatera (męskie - żeńskie, Pi-po- Po-pi),
staje się znakiem dopełniającego osobo-
wość partnera. Pozostali, odindywidualizo-
wani uczestnicy wydarzeń pełnią rolę
postaci-symboli stanowiący elementy "pej-
zażu wewnętrznego" chłopca, uosabiając
jego skrywane obsesje i lęki. Wśród
pojawiających się w utworze archetypów
wymienić można Czamego Jeźdźca, Smo-
ka, będącego upostaciowieniem karzącej
matki, Czarownicę, Białego Szczura. Autor
powieści prezentując perypetie bohatera,
rezygnuje jednak ze spójności przy-
czynowo-skutkoweji zgodnie z założoną lo-
giką snu komponuje utwór jako serię nie
powiązanychze sobą statycznychobrazów.
Poddane one zostają dominacji kontrasto-
wo dobranychjakości malarskich,w których
podstawowe zadanie przypada symbolicz-
nie traktowanemu kolorowi - głównie bieli,
czerwieni i czemi.

Bajka o księciu Pipo, dzięki intere-
sująco zakomponowanej fabule, uniwer-
salności niesionych znaczeń oraz
niezwykłemu bogactwu plastycznemu
zdaje się być dla teatru lalek nie lada at-
rakcją repertuarową i bez mała insceniza-
cyjnym "samograjem". Podjęcie trudu
wystawienia powieści wiąże się jednak z
ogromnym ryzykiem. Głównym niebezpie-
czeństwem jest estetyczna "nadmiaro-
wość" tekstu i niezwykłe zagęszczenie
adresowanego do podświadomości sym-
bolicznego przekazu. Wyważenie propor-
cji między czytelnością odbioru i niesioną
przez niego tajemnicą stanowi duże wy-
zwanie dla reżysera i scenografa. Każda
decyzja przełożenia archetypowego wy-
obrażenia na konkret obrazu scenicznego
niesie w wypadku literatury oddziałującej
na indywidualnie kształtującą się wyob-
raźnię, podkładającą pod obrazy-symbole
osobiste emocje dziecka, nieuchronną ko-
nieczność zubożenia potencjalnie niesio-
nych treści. Janusz Ryl-Krystianowski i
Maria Kostrzewska w swym intere-
sującym spektaklu (zakładającym wier-
ność wobec powieści) nie ustrzegli się
niebezpieczeństw. Za główny błąd przed-
stawienia i tak nadto obciążonego bogact-
wem projektowanych przez tekst literacki
znaczeń, uznać należy wielość stosowa-
nych w nim technik teatralnych - lalki, ży-
wego planu i teatru rąk. Dodatkową
klamrą dla prezentowanych na scenie wy-
darzeń, przydającą jeszcze spektaklowi
"estetycznej intensywności" jest suges-
tywnie zakomponowany kolor, pełniący -
zgodnie z duchem powieściowego pier-
wowzoru - funkcje symboliczne oraz
piękna, nastrojowa muzyka Roberta Łu-
czaka. Przedstawienie chyba w zbyt
dużym stopniu absorbuje odbiorcę niejed-
norodnością wykorzystywanych konwen-
cji scenicznych, przymykając drzwi jego
wyobraźni. Jednak mimo wniesionych
zastrzeżeń przygotowana w Poznaniu
premiera zasługuje na uwagę. I to
zarówno z racji dużej wartości literackiej
tekstu, jak i wielu czystych, ładnie zakom-
ponowanych obrazów scenicznych. Nade
wszystko zaś należy się realizatorom uz-
nanie za trudną próbę podjęciaz odbiorcą
rozmowy na TEMATY NAJWAZNIEJSZE.
I tym tematom powinna sztuka służyć
przede wszystkim.

Bajka °księciu Pipo, Pierre Gripari.
Tł. Grażyna Szadkowska. Adaptacja Tadeusz
Pajdała. Reż. Janusz Ryl-Krystianowski, scen.
Maria Kostrzewska, muz. Robert Łuczak. Teatr
Animacji w Poznaniu. Prem. kwiecień 1995.
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Opinie

Marek Waszkiel

BARBIE
CZY LALKA?

Tytuł tego wystąpienia może się wydać
nieco prowokacyjny. Dla wielu Barbie

kojarzy się z bezpardonową amerykani-
zacją naszego życia, z pewnością nie
mniejsza grupa traktuje Barbie jako prze-
jaw złego smaku. Słyszy się narzekania pe-
dagogów i artystów; nieprzychylnie patrzą
na zjawisko .barbiezacji" współczesnej kul-
tury środowiska inteligenckie i to zarówno
konserwatywne, jak i żądne wszelkich no-
wości. Barbie jest słowem-kluczem otwie-
rającym świat komercji, w którym sąsiadują
ze sobą m.in. komiksy i kreskówki. Ten
świat i jego bohaterowie w zasadzie są od-
rzucani przez ludzi sztuki.

Ludzie sztuki, zwolennicy lalki, to zwo-
lennicy zabawki edukacyjnej, pluszowego
misia, tradycyjnej książki "do czytania", to
wyznawcy zasady pobudzania i rozwija-
nia wyobrażni widza i kształtowania jego
wrażliwości.

Skąd więc to zestawienie Barbie z
lalką?

Można oczywiście przyjąć, że zawarta
w tytule mojego wystąpienia antynomia,
odzwierciedla oczekiwania i upodobania
współczesnej publiczności. Może jednak
warto pokusić się o refleksję ogólniejszą,
wszak nie będzie dla nikogo zaskocze-
niem, że pewnej .barbiezac]l" ulega
również nasze życie teatralne.

Zawsze istniało pojęcie sztuki wysokiej i
sztuki niskiej. Lalkarze przez wieki należeli
do tej ostatniej, byli reprezentantami gatun-
ku widowisk populamych, obok wszelkiego
rodzaju linoskoków, powrozobiegunów, de-
monstratorów sztuk magicznych i czarno-
księskich, właścicieli menażerii i wszelakich
osobliwości natury. Dopiero wiek XX, a
zwłaszcza jego druga połowa, dokonał no-
bilitacji sztuki lalkarskiej.

Przez kilkadziesiąt ostatnich lat próbo-
wano w Polsce (i w innych krajach nasze-
go byłego bloku) dokonać istnego cudu:
starano się lalkarstwo, rozumiane teraz
jak sztuka wysoka, umasowić. Trzeba
przyznać, że cud ten nastąpił. Mieliśmy
wielki okres prosperity. Mieliśmy wielki te-
atr i wielką publiczność. Wielkich artystów
i wielką buchalterię.

Ten system od pewnego czasu zaczął
się załamywać. Powody tego załamania
były i są bardzo różne. Nie miejsce tu by
je roztrząsać. Skoro jednak teatr lalek,
sztuka ongiś popularna (w języku
współczesnym - masowa) stała się
sztuką wysoką, "lud" musiał sobie znaleźć
łatwiejsze rozrywki. To Barbie i wszystko,
co jest symptomem .barbiezacji" współ-
czesnej kultury.

Kilka tygodni temu uczestniczyłem w
festiwalu węgierskich teatrów lalek w Kec-
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skemet. Prezentacje lalkarzy oceniało jury
dziecięce. Swoją wielką nagrodę, jak
również nagrody aktorską i reżyserską,
dzieci przyznały spektaklom, które - by
wyrazić się oględnie - nie znalazły uzna-
nia publiczności dorosłej. Dzieci nagro-
dziły Barbie, Batmana i cały ten arsenał
współczesnej kultury masowej. Po ogło-
szeniu werdyktu na sali wyczuwało się
zażenowanie, obustronne. Dzieci nie ro-
zumiały, skąd taka konsternacja wśród
dorosłych; przed dorosłymi zachwiał się
jakiś system wartości, wydawałoby się
świętych i nienaruszalnych.

Zatem Barbie czy lalka, teatr niski czy
wysoki, teatr masowy czy na swój sposób
elitarny, teatr-instytucja czy grupa teatral-
na, teatr-przedsiębiorstwo, fabryka przed-
stawień czy teatr oparty na pasji jego
twórców? To są pytania, na które dziś
trzeba pilnie szukać odpowiedzi.

Tymczasem czas nie sprzyja tym po-
szukiwaniom. Lalkarze polscy obchodzą
50-lecie działalności. Pół wieku profesjo-
nalnego życia lalkarskiego! Pół wieku ist-
nienia w Polsce zawodu aktora-lalkarza!
W dziejach kultury, w dziejach jednego
tylko gatunku sztuki - to niewiele; w życiu
człowieka, w życiu artysty, a choćby i
całego pokolenia - to bardzo dużo. Trud-
no więc się dziwić, że dziś raczej świętu-
jemy, niż szukamy odpowiedzi jak istnieć
w nowej rzeczywistości.

Teatr lalek w ciągu tych pięćdziesięciu
lat bardzo się zmienił. Pobłądził ten, kto
chciałby w nim dziś szukać teatrzyku ku-
kiełkowego zapamiętanego z dzieciństwa.
Widz, rozglądający się za tzw. prawdzi-
wym teatrem lalek - rozczaruje się. Kto
dziś myśli o teatrze lalek w kategoriach
sprzed kilkudziesięciu lat, ten w ogóle nie
zrozumie współczesnego lalkarstwa.

Dzisiejsze lalkarstwo jest ogromnie
zróżnicowane. Różnorodność tę widać w
szerszej perspektywie. Optyka jednego
tylko kraju, a nawet jednego kręgu kultu-
rowego, nie wystarcza. Z pewnego dys-
tansu jawi się jednak świat barwny,
wieloraki i fascynujący. Dziś, dzięki szero-
kiej wymianie międzynarodowej, możemy
jednocześnie obserwować teatr lalek
sięgający daleko wstecz, do najdawniej-
szych tradycji, korzeni sztuki lalkowej i te-
atr wychylony daleko w przód
eksperymentujący, awangardowy, szu-
kający wciąż nowych, oryginalnych
środków wyrazu. We współczesnym obra-
zie lalkarstwa spotkały się nie tylko różne
style i konwencje teatralne, ale różne spo-
soby jego pojmowania, różne drogi, które
je ukształtowały. Znaleźliśmy się na ja-
kiejś wielkiej krzyżówce, obserwujemy się

nawzajem i chyba wspólnie zastanawia-
my się, co dalej.

Chcę tu zwrócić uwagę na cztery od-
miany teatru lalek, z jakim dziś możemy
się spotkać: teatr tradycyjny, teatr uliczny,
teatr .obrazcowowski" i rodzaj ort-teatru, z
którym mamy do czynienia dzisiaj.

Zjawisko tradycyjnego teatru lalek w
Polsce jest nieobecne, gdyż tradycje, o
których mowa, sięgają kilkuset, a nawet
tysiąca lat. Tak głęboko tkwią korzenie
wietnamskiego mua roi nu'o'c - teatru la-
lek na wodzie, europejskiej sztuki marlo-
netkarskiej, japońskiego ningyo-joruri,
chińskiego teatru cieni, indonezyjskich
wayangów, lalek radżastańskich czy
znacznie młodszej, ale też starej, sycylijs-
kiej opera dei pupi. Te gatunki teatru lalek
na przestrzeni wieków wytworzyły nie tyl-
ko własną stylistykę, rozpoznawalną w
mgnieniu oka, ale też własne szkoły, oby-
czajowość, swoisty rytuał. Najogólniej
rzecz ujmując, sztuka tradycyjnego lalkar-
stwa opiera się na jego skodyfikowaniu.
Element zaskoczenia został tu zminimali-
zowany. Może dlatego tradycyjne lalkarst-
wo jest bliskie doskonałości, jest bowiem
(czy bywa) czystą sztuką. Twórcy
poświęcają się cyzelowaniu szczegółu.
Animator trenuje przez wiele lat, by
osiągnąć mistrzostwo. W sztuce tradycyj-
nej liczy się tylko mistrzostwo.

Inną drogą kroczyło lalkarstwo uliczne,
rozrywkowe. 200 lat temu ono również
zostało skodyfikowane: powstała lalkowa
komedia uliczna - teatr Puncha i Judy,
Pulcinelli, Poliszynela i wielu innych lalko-
wych bohaterów. Tak było do początku
naszego stulecia. W XX wieku, zwłaszcza
po II wojnie światowej ten rodzaj teatru la-
lek znacznie poszerzył swoje granice. Uli-
ca, podwórko, plac w dużym mieście,
stacja metra, stały się miejscem
występów nie tylko teatrzyków pacynek,
ale w ogóle lalkarzy i artystów, upra-
wiających sztuki pokrewne, często "ma-
giczne", wymagające zręczności i
łatwości w nawiązywaniu kontaktu z przy-
padkową widownią. Ten nurt był w Polsce
najpopularniejszy przed wojną. Po II woj-
nie światowej zaniknął. Dziś się odradza.
Dziś na ulicach grają profesjonalne teatry.
Ale wchodzenie w tę nową przestrzeń,
nieokreśloną, hałaśliwą, jak się wydaje,
wynika z gwałtownej komercjalizacji kultu-
ry. Teatry chcą być, zaistnieć, chcą prze-
trwać. Trudno nie rozumieć tych racji, ale
jeszcze trudniej z nimi się zgodzić. Siła
polskich teatrów lalek przejawia się w
czymś zupełnie innym.

Kraje naszej części Europy zdominował
przed laty inny teatr lalek. Nazwałem go
umownie .obrazcowowskim", choć termin
ten jest niewystarczający. Wskazuje
wyłącznie inicjatora nowego stylu, który to
styl w poszczególnych krajach został
przetworzony, czasem - jak w Polsce -
zasadniczo i oryginalnie rozwinięty. Od
Obrazcowa zaczęła się jednak epoka te-
atru-instytucji, teatru zespołowego, czer-
piącego z doświadczeń i wzorów teatrów
dramatycznych. U nas ten teatr w najlep-
szym swoim okresie zyskał miano teatru
inscenizatora, choć w równej mierze
współtworzyli go reżyserzy, co plastycy,
scenografowie. Teatr inscenizatora był w
zasadzie teatrem lalki lub teatrem maski.
Jego autorami byli z reguły reżyserzy i
scenografowie dobrze rozumiejący się
nawzajem, stale ze sobą współpracujący,
jak: Kilian-Stanisławska ze Stanisławską-
-Howurkową, Jaremowie z Mikulskim i



Skarżyńskimi, Wilkowski z Kilianem,
Bunsch z Gołębską i Zarzeckim, Serafino-
wicz z Wieczorkiewiczem i Berdyszakiem.

Teatr inscenizatora dziś zanika. Przy-
czyny takiego stanu rzeczy wydają się
zbyt skomplikowane, by omówić je w
krótkim wystąpieniu. Ograniczę się do
wskazania tylko niektórych zjawisk, sądzę
bardzo istotnych dla uchwycenia tego pro-
cesu. Są to: gwałtowny rozwój aktorstwa
lalkowego, w konsekwencji odrzucenie
parawanu, czego skutkiem stało się ogra-
niczenie funkcji scenografii i scenografa w
teatrze lalek; wyeksploatowanie się reży-
serów-lalkarzy oraz pokoleniowa nieobec-
ność reżyserów średniej generacji;
niedostatki repertuarowe, przez lata dosk-
wierające lalkarzom, szczególnie zaś u-
ciążliwe ostatnio - po rezygnacji teatrów z
tematów folklorystycznych, niegdyś w pol-
skim teatrze lalek bardzo ważnych (to
także efekt dominacji aktora). Teatr insce-
nizatora powracał niekiedy w ostatnich la-
tach wraz z nazwiskiem Jerzego
Zitzmana, Jadwigi Mydlarskiej-Kowal,
zwłaszcza Rajmunda Strzeleckiego, sce-
nografa, którego niespodziewana i przed-
wczesna śmierć zamyka ważny okres w
polskim lalkarstwie. Nie mam wątpliwości,
że model .obrazcowowskieqo" teatru od-
chodzi w przeszłość.

Droga, po której kroczy dziś większość
teatrów lalek, także w Polsce, to droga
niezbyt wyrafinowanych poszukiwań, spe-
cyficznego eksperymentu, na miarę
niełatwych dla lalkarzy czasów. Mamy do
czynienia z rozległym nurtem ort-teatru,
dla którego nie znaleziono jeszcze nazwy.
Polskie teatry lalek pozostały wprawdzie
przy starych szyldach, ale poruszają się w
nowej przestrzeni. Stąd słychać dość
głośne narzekania na brak lalek w teat-
rach lalek. Narzekania te nie są bezza-
sadne, mimo iż nikt rozsądny nie może
kwestionować pozycji aktora we
współczesnym lalkarstwie. Podmiotem
współczesnych przedstawień jest niemal
zawsze aktor. Lalka, przedmiot, forma
plastyczna muszą mu towarzyszyć (jeśli
chcemy pozostawać w obrębie gatunku
teatru lalek) i tak się najczęściej dzieje, a-
le najważniejszy jest aktor. On jest
sprawcą działań na scenie.

Aktorstwo lalkowe jest jednak aktorst-
wem szczególnym, choć pogląd ten może
się wydać kontrowersyjny. I nie chodzi tu
tylko o to, że aktor teatru lalek musi być
także lalkarzem, animatorem. W tzw. ży-
wym planie jego partnerem, bądź współpar-
tnerem, bywa najczęściej lalka, przedmiot,
ale bynajmniej nie jako rekwizyt (tak jest w
aktorstwie dramatycznym), tylko jako pos-
tać sceniczna. Powoduje to całkowicie od-
mienny system relacji i wzajemnych
zależności. Równocześnie repertuar teatru
lalek rzadko daje aktorowi sposobność do
budowania postaci pogłębionych psycholo-
gicznie. Aktorstwo lalkowe jest częściej
elementem obrazu teatralnego i jego specy-
ficznej dramaturgii. Jest wreszcie konsek-
wencją ciągłego poszukiwania przez
reżyserów teatru lalek nowych środków wy-
razu. Ustawiczna pogoń za oryginalnością
to zresztą cecha nie tylko lalkarzy, ale
współczesnej sztuki. To jedna z podstawo-
wych różnic wobec tradycyjnego teatru
lalek. Wydaje się, że niedostrzeganie od-
mienności aktorstwa lalkowego od aktorst-
wa dramatycznego, dość częste w naszej
praktyce teatralnej, może być jedną z za-
sadniczych przyczyn nieporozumień w od-
biorze przedstawień teatru lalek. Trudno

bowiem zaprzeczyć narzucającej się ref-
leksji, że im ważniejszy w teatrze lalek
staje się aktor (rozumiany w kategoriach
teatru dramatycznego), tym bardziej od-
dalamy się od świata lalek.

Dążenie do ciągłego odkrywania no-
wych przestrzeni powoduje, że dziś o
przynależności do świata teatru lalek de-
cyduje przede wszystkim świadomość
twórcy. Można np. przyjąć, że jakaś (wca-
le niemała) część twórczości Tadeusza
Kantora mieści się doskonale w zakresie
pojęcia "teatr lalek", choć trudno przy-
puszczać, by sam Kantor uważał się za
lalkarza. I odwrotnie: w środowisku lalkar-
skim pojawia się coraz więcej twórców,
którzy zatracili bądź zatracają poczucie
gatunkowej odrębności teatru lalek. Pro-
ces ten wspierany bywa (pewnie nieświa-
domie, choć bardzo skutecznie) przez
krytykę. Dość powołać się na przypadek
słynnego lalkarza francuskiego Philippe'a
Genty, który w połowie lutego br. wystąpił
w Polsce ze znakomitym spektaklem Ne
m'oublie pas. Przez prasę został on
przedstawiony jako twórca czegoś
"między teatrem a baletem", "teatru gestu,
teatru bez słów, w którym kobiety i
mężczyźni są kolejno aktorami, tancerza-
mi, akrobatami, mimami, klownami, muzy-
kami". Język krytyki współczesnej okazuje
się bezradny wobec zjawisk, które
przyszło mu opisywać.

Tymczasem przez Polskę przewijają
się wciąż świetne zespoły lalkarskie; os-
tatnio: Theatre for the Birds Romana Pas-
ki, wspomniana La Compagnie Philippe'a
Genty, Figurentheater Triangel Henka Bo-
erwinkela, Marionetteatern Michaela Mes-
chke, nie wspominając Draka Krofty czy
Awaji ningyo-za. To są teatry lalek.
Niektóre z nich wzbudziły nawet spore za-
interesowanie ludzi zajmujących się teat-
rem w Polsce, zwykle omijających
imprezy lalkarskie, uznawane powszech-
nie za imprezy dla dzieci.

Otóż to. Teatr dla dzieci. Pojęcie "teatr
lalek" zostało zawężone do określenia te-
atru dla dzieci, a nazwa "lalka" stała się
synonimem infantylizmu. Co prawda
wciąż dają się słyszeć opinie, że lalkarze
przygotowują widza, który kiedyś za-
siądzie na widowniach teatrów drama-
tycznych, że "teatr lalek to brama do
prawdziwego teatru", ale w tych wszyst-
kich wypowiedziach traktuje się teatr lalek
jako instrument edukacji, nie jako gatunek
sztuki. Ktoś, kto widzi w nim przede
wszystkim teatr, nie może nie zauważyć,
jak blisko stąd do teatru plastycznego, do
różnych form teatru alternatywnego, do
zjawisk leżących na pograniczu teatru (in-
stalacje plastyczne, animacja komputero-
wa, eksperymenty świetlne), tak bliskich
zainteresowaniom współczesnego widza.
Z drugiej strony, nurt przedstawień dla
dzieci, tak ważny w polskim lalkarstwie, to
otwieranie świata baśni, kształtowanie
wyobraźni młodego widza, uczenie go
konwencji teatralnych, to także świat za-
bawy teatralnej. To jednak również świat
Barbie w teatrze: świat komercji, tanich
chwytów, niewyszukanych efektów, łatwi-
zny gagów, grania "pod publiczkę", cza-
sem wręcz szmiry i bylejakości. Taki teatr
też przecież mamy.

Nie mnie osądzać, jakiego teatru po-
trzebują dzieci. Pewnie nie da się ustalić
jednego wzorca. To zadanie twórców, by
znaleźć drogę do widza. Z pewnością
dziś jest ona trudniejsza niż przed laty.
Potęga telewizji, królestwo mechanicz-

nych form zapisu stanowią niełatwą kon-
kurencję. Ludzie coraz częściej się izo-
lują, sztuka mechaniczna sprzyja temu
procesowi. Teatr wymaga czegoś komp-
letnie odwrotnego: nawiązania relacji bez-
pośrednich z publicznością. Myślę, że
dzieci jak nikt inny, do takich właśnie rela-
cji się garną. W teatrze może pociągać je
tajemniczość i właśnie bezpośredniość
obcowania z wykreowanym światem. Te-
atr lalek ma do zaoferowania poetyckość,
nastrojowość, czas na refleksję. Zatem
kompletne przeciwieństwo akcji, gwałtow-
nych działań, które zdominowały progra-
my telewizyjne i filmowe. Nie ma, sądzę,
potrzeby z nimi się ścigać. Lepiej pozos-
tać przy własnych możliwościach i dopro-
wadzić je do perfekcji (nie zapominajmy,
że w sztuce liczy się tylko perfekcja!!!).
Tym bardziej, że np. świat baśni, mitów i
legend wciąż pozostaje atrakcyjną propo-
zycją repertuarową, nie tylko teatrów dla
dzieci. Zagrożeniem teatru jest zawsze
nuda i fałsz. Zagrożeniem teatru może
być jego komercjalizacja. Trzeba się bo-
wiem zdecydować, czy chcemy odnosić
sukcesy komercyjne, czy zmierzać w
stronę teatru artystycznego.Teatr artys-
tyczny raczej nie będzie już teatrem ma-
sowym. Nie ma co liczyć na powtórkę z
historii. Nie da się też dłużej żyć z takim
rozdwojeniem jaźni, jakie obserwujemy u
lalkarzy: chcemy być jednocześnie kocha-
ni przez tłumy i snobów. Poddajemy się
.barbiezacji" i utrzymujemy, żeśmy nie
stracili cnoty. Tę refleksję kieruję zarówno
pod adresem twórców, jak - może przede
wszystkim - ich mecenasów.

Teatr lalek daje dziś chyba szczególnie
szerokie pole do działania. W ostatnich la-
tach zdominowali go młodzi, dobrze wy-
kształceni twórcy. Po raz pierwszy nie
muszą oni udowadniać swoich kwalifika-
cji, nie muszą wciąż potwierdzać swoich
umiejętności, nie muszą dźwigać komp-
leksów, z którymi borykały się kolejne po-
kolenia lalkarzy. Otrzymali dyplomy
profesjonalistów i słusznie czują się za-
wodowcami.

A jednak nie wystarczy mieć cenzus
reżysera czy aktora w kieszeni, by poczuć
się artystą. Każdy nowy spektakl to prze-
cież nowe wyzwanie. Trzeba się z nim
zmierzyć, trzeba mieć czas, dużo czasu
by doprowadzić spektakl do premiery.
Dzisiejsza "rynkowa" polityka ten czas
maksymalnie ogranicza. Oglądamy coraz
więcej przedstawień niedokończonych,
niedomyślanych, do czego zmusza
pośpiech wynikający z braku środków i
kurczącej się widowni. Wszystkie te ele-
menty pchają nas w stronę .barbiezacji"
naszej sztuki.

Nie chciałbym tego procesu deprecjo-
nować. Być może jest to naturalny
porządek rozwoju gatunku. Pozwolę so-
bie jednak na osobistą refleksję. Myślę,
że dalsza komercjalizacja teatru lalek
będzie oznaczała jego stopniowe zanika-
nie. Zanikanie lalki, nie teatru w ogóle.
Lalkarstwo jest bowiem nie tylko sztuką,
ale i rzemiosłem. Widać to dziś dość pow-
szechnie, że rzemiosło musi przegrać z
cywilizacją komputerową. Dylemat Barbie
czy lalka wkrótce będzie już tylko pyta-
niem retorycznym.

Tekst wygłoszony 21.V1.1995 w Lublinie, z okazji
inauguracji I Spotkań Teatralnych "Lalki w Lub-
linie".
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LALKI
WYORKSHIRE

Rok temu w Huddersfield, miasteczku
liczącym niewiele ponad sto tysięcy

mieszkańców powstał Lawrence Batley
Theatre, okazały i niezwykle nowoczesny
budynek teatralny, w całości ufundowany
przez osobę prywatną. Jest on dumą
miasta • i mieszkańców, chętnie tu
spędzających popołudnia i wieczory. Jak
wiadomo Anglikom czas płynie wolniej, ich
dzień jest znacznie dłuższy od naszego, to-
też nikt po zakończonym spektaklu nie
pędzi do szatni; wręcz przeciwnie, regułą
jest zasiadanie w teatralnym barze i
przedłużanie wieczoru o dyskusje na temat
oglądanych prezentacji. przy szklaneczce
wina bądź - częściej - Guinnessa, widzo-
wie mają okazję powiedzieć artystom, jak
bardzo im się podobali, a w dowód uznania
poprosić o autograf i parę słów dedykacji. W
Anglii, przynajmniej tak to wygląda od stro-
ny przybyszy z Polski, aktorstwo cieszy się
sporą estymą, a teatr jest doskonałym miej-
scem na spędzenie wieczoru, zwłaszcza
gdy prezentacje odbywają się w ramach
festiwalu.

Festiwal to święto i obietnica czegoś
nowego, powiew inności w spokojnym ży-
ciu prowincji. Mary Walker, lalkarka i dy-
rektorka Festiwalu Teatru Lalek i Animacji
w Huddersfield twierdzi, że jej rodakom
teatr lalek kojarzy się tylko z Punchem i
Judy, stąd też festiwal jest świetną o-
kazją, by pokazać im rozległy obszar lal-
kowego teatru. Temu celowi pod-
porządkowała program festiwalu. Był więc
tradycyjny teatr lalek (ale nie komedia
Puncha i Judy), teatr plastyczny, widowis-
ko lalkowe organizowane przez muzykę i
dźwięk, spektakl oparty na motywach baj-
kowych (o rybaku i złotej rybce), a także
prawdziwie wirtuozerski popis możliwości
lalkarskich. "Banialuka" z Bielska-Białej
została zaproszona do Anglii z Opo-
wieścią o chłopcu i wietrze, spektaklem
opartym na nowym sposobie teatralnej
narracji oraz Zbójnicką opowieścią, wi-
dowiskiem folklorystycznym. Opowieść o
chłopcu i wietrze zrobiła prawdziwą furorę
(wg opinii angielskiej prasy) - teatr grał ją
w Huddersfield, Batley, Bradford, Shef-
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field oraz w Kendal na Międzynarodowym
Festiwalu Teatrów Wizji, Mimów i Tańca.

Festiwal w Huddersfield odbył się po
raz pierwszy (trwał od 18 do 22.04.1995),
ale organizatorzy mają zamiar powtarzać
go co roku, być może z udziałem większej
ilości grup teatralnych. Uczestnikami były
wyłącznie teatry profesjonalne, starannie
wyselekcjonowane i prezentujące napraw-
dę wysoki poziom artystyczny. Każdy ze
spektakli penetrował inny obszar teatru:
narracji, muzyki, plastyki, lalkarskiego rze-
miosła. Małe dzieci z zachwytem oglądały
świetnie animowane lalki teatru z Darting-
ton, z przejęciem śledziły fabułę opowieści
o rybaku i złotej rybce (Storybox Theatre z
Bristolu) i egzotyczne Chińskie mruczankiw
wykonaniu teatru z Londynu; nadspodzie-
wanie łatwo przyswoiły też sobie konwencję
bielskiego przedstawienia.

Pozostałe widowiska adresowane były
do widzów dorosłych. Wśród nich na
szczególną uwagę zasługiwała Puszka
Pandory Teatru Roda Burnetta i Tanyi
Landman z Bristolu - świetnie skonstruo-
wana, pełna metafor i symboli, a mimo to
czytelna historia o narodzinach świata i
człowieka, o jego wzlotach i upadkach. I
pomyśleć, jaki piękny byłby świat, gdyby
nie Pandora ....

Kwintesencją lalkarskich umiejętności,
a zarazem pokazem lalkarskiego rze-
miosła stał się występ Stephena Mottra-
ma z Oxfordu, który w równym stopniu
zauroczył "zwykłych" widzów jak i ko-
legów lalkarzy. Program Mottrama składał
się z szeregu różnorakich etiud, w których
muzyka wyznaczała rytm i tworzyła
nastrój poszczególnych scenek - zabaw-
nych, nastrojowych, nostalgicznych. Po-
dziw budziło nie tylko mistrzostwo lalkarza
animującego lalki, przeważnie marionetki,
ale i niezwykle przemyślana ich konstruk-
cja, umożliwiająca artyście koordynację
ruchów lewej i prawej ręki, z których
każda "opowiadała" inny fragment historii.
Występ Stephena Mottrama jest dowo-
dem na wciąż żywą magię lalek, którą te-
raz tak rzadko odnajdujemy w lalkowym
teatrze.

Lingen, niewielkie stylowe saksońskie
miasteczko, od 1981 roku co dwa lata

staje się gospodarzem Międzynarodowego
Święta Lalek. W tym roku już po raz
siódmy. Na główny plac miasta zajechał cy-
gański wóz Nomad Theater z Holandii, tuż
obok rozłożyła swoją przenośną scenkę
włoska trupa .Casa di Pulcinella", a pod pla-
tanami Placu Uniwersyteckiego rozbił nie-
wielki namiot holenderski Tam Tam
Theater. Pozostałe z szesnastu festiwalo-
wych zespołów rozlokowały się w dwóch
kameralnych salkach i oszklonym patio re-
gionalnego Centrum Edukacji Teatralnej w
stylowym budynku dawnego uniwersytetu.

W ciągu pięciu letnich dni widzowie o-
bejrzeli ponad dwadzieścia 'przedstawień
z siedmiu krajów. Na VII Swięcie Lalek
spotkały się w Lingen bardzo różne ga-
tunki teatru i różne spektakle - dla dzieci i
dorosłych, jarmarczne i elitarne, uliczne i
kameralne. Łączyła je wszystkie obec-
ność lalki w naj rozmaitszych jej wciele-
niach: od pacynki w Operze Pulcinelli, po
tradycyjną chińską kukiełkę, od marionet-
ki w bajkach Teatru "Salz und Pfeffer" po
szmacianą przytulankę w Muminkach pol-
skiej Sceny im. Tove Jansson, od minia-
turki z kawałka chleba w Małym Mucku po
fluorescencyjnego giganta we francuskim
Vallmondzie, od groteskowo wykrzywio-
nych żyworękich kukieł w Czekaniu na
Godota po wielosegmentową, niezwykle
mobilną lalkę w Hermannie.

Siódmy lingeński Festiwal przebiegał pod
hasłem "koło ludzkiego żywota" (Lebens-
geschichten) i choć nie wszystkie spektakle
mieściły się w tej formule, wiele z nich opo-
wiadało o zwykłych i niezwykłych ludzkich
życiorysach - niekiedy w sposób zabawny,
niekiedy zaś dramatyczny lub poetycki. Do
najciekawszych należał z pewnością Her-
mann Enno Podehla, spektakl już dzie-
sięcioletni, pod każdym względem dojrzały,
który objechał wiele europejskich (w tym
także polskich) festiwali, zdobywając nie-
jedną naqrodę.

Ta przejmująca historia dziewięćdzie-
sięcioletniego starca, którego wojna roz-
dzieliła z najbliższymi, skazując na sa-
motność i piekło wiecznego oczekiwania,
opowiedziana jest środkami niezwykle as-
cetycznymi. Dwoje na czarno ubranych
aktorów, minimum dekoracji i rekwizytów,
niewielu bohaterów, zaś w centrum -
niezwykle plastyczna, pełna bolesnego
wyrazu żyworęka lalka, tytułowy Her-
mann. Siła tego spektaklu wynika z nie-
zwykłej precyzji animacyjnej oraz
szczególnego, chciałoby się rzec, tkliwe-
go stosunku do prowadzonej lalki Enno
Podehla, będącego zarazem jej animato-
rem, scenicznym partnerem oraz narrato-
rem opowiadanej historii. Dodatkowym
źródłem dramatyzmu, a niekiedy komizmu
(bo ta gorzka opowieść nie pozbawiona
jest nuty humoru) staje się zderzenie
dwóch konwencji - metaforycznej i natu-
ralistycznej. Oto w umownie zainscenizo-
wanym pokoju pod kuchnią buzuje praw-
dziwy ogień, a na patelni smaży się naj-
prawdziwsza jajecznica. Całości tego
niezwykle szlachetnego w swojej materii
spektaklu dopełnia rapsodyczna muzyka
George'a Bishopa.

Pokrewne Hermannowi swoim narracyj-
nym charakterem jest przedstawienie Te-
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atru Laboratorium Mały pan Winterstein w
reżyserii Jojo Ludwiga o złożonych relac-
jach artysty i wykreowanego przez niego
świata. Oto pisarza pracującego nad biog-
rafią żydowskiego skrzypka nawiedza bo-
hater jego niedokończonej powieści, by
opowiedzieć mu o swoim życiu, miłości do
muzyki i losie emigranta, a zarazem do-
pomnieć się o korekturę nie dopowiedzia-
nych w książce faktów. Obydwie te postaci
kreuje Pavel M6I1er-Luck, z jednej strony
niezwykle ciepły i naturalny w żywopIano-
wej roli pisarza, z drugiej zaś ogromnie pre-
cyzyjny jako animator lalki muzyka,
umieszczonej w symbolicznej przestrzeni
skrzypcowego futerału. W pamięci pozo-
stają poetyckie sceny, gdy skrzypek - mar-
notrawny syn producenta parasoli -
uniesiony natchnieniem szybuje w powiet-
rzu pod czamą czaszą parasola.

Do bardziej interesujących przedstawień
nurtu "dorosłego" należała także lalkowa in-
scenizacja Czekając na Godota Samuela
Becketta w wykonaniu dwuosobowego ze-
społu Teatru "Ginggani'. Reżyserzy - Hen-
drijke Winter i Max Schaetzke oparli swój
spektakl na doprowadzonej do humorystycz-
nego absurdu zasadzie dysproporcji, o-
siągając tym efekt hiperbolizacji konfliktów,
napięć i emocji. Groteskowo przejaskrawio-
nym, wielkim, odpychającym kukłom Gogo i
Didiego partneruje malutka lalka Luckiego,
obarczona miniaturowym bagażem oraz
grany w podwójnym aktorsko-lalkowym pIa-
nie - na przemian ogromny i lilipuci Pozzo.

"Czekając na Godota" Becketta
w Teatrze "Gingganz"

Gigantyczna jest naturalistyczna noga
Gogo i gigantyczny jest jego ból. Totalne
jest okrucieństwo wielkiego Pozziego wo-
bec miniaturowego Luckiego i równie to-
talna jest jego małość, gdy "siedząc" na
krzesełku dla lalki popija z lilipuciej butel-
ki. Przy tym zachwianiu wszelkich propor-
cji samotność Beckettowskich bohaterów
wydaje się gigantyczna, ogrom ich nie-
spełnienia - totalny, a ból oczekiwania -
wprost niebotyczny. Naturalnym efektem
takiej kondensacji napięć jest oczywiście
zdrowy śmiech, on też od początku do
końca towarzyszy spektaklowi, zagrane-
mu z perfekcyjną precyzją przez Mecht-
hildę i Michaela Staemmlerów.

W nurcie dziecięcym festiwalu było kil-
ka spektakli nie mniej interesujących.
Wśród nich - nawiązujący do festiwalo-
wego hasła .Lebensqeschichten" Mały
Muck jednoosobowego Teatru "Eggs
Press" w reżyserii Pavela Molłer-Lucka,
będący sceniczną opowieścią o... opowia-
daniu opowieści. Orientalna bajka Wilhel-
ma Hauffa o szybkobieżnych trzewikach i
różdżce wykrywającej zakopane złoto
została tu rozegrana w kilku płynnie prze-
nikających się planach: aktorskim, lalko-
wym, dźwiękowym, które doskonale
ilustrowały jej szkatułkową budowę.

Lingen '95
Muck to w efekcie miniaturowy teatr to-

talny, wszystko tu bowiem może stać się
sceną, nawet szarawary kreującego ty-
tułową rolę aktora... Wszystko też może
stać się aktorem, bo narrator tej historii, a
zarazem animator całej plejady kukiełek,
pacynek i figurek dosłownie wyczarowuje
je z niczego - z rąbka materiału i skibki
chleba. Stąd wiele w tym spektaklu za-
skoczeń i wiele śmiechu. Kończąc swą
opowieść mały Muck siada przy ognisku,
gdzie grupa wędrowców opowiada o nie-
zwykłych przygodach ... małego Mucka -
spektakl może rozpocząć się od nowa.
Publiczność długo oklaskiwała Jojo Lud-
wiga za wszechstronność, za sugestyw-
ność aktorskiej gry i wirtuozerię animacji.

Duży aplauz zyskał także drugi z adre-
sowanych do dzieci monospektakli -
Zając i jeż Teatru "Gingganz" w reżyserii
Petera Haucka i wykonaniu Mechthildy
Staemmler. Złożony z trzech bajek o
przechytrzonych chytrusach rozgrywał się
w niezwykle plastycznej przestrzeni og-
romnego babcinego fotela, który był zara-
zem sceną dla akcji żywoplanowej i
parawanem dla epizodów lalkowych.
Wśród ciekawszych spektakli dla dzieci
należy też odnotować dwie marionetkowe
bajki dwuosobowego Teatru "Salz und
Pfeffer" w wykonaniu Wally i Paula
Schmidtów.

Wszystkie dotychczas omówione spek-
takle to propozycje gospodarzy, dla
których przedstawienia zagraniczne sta-
nowiły dosyć szare tło. Wśród tych ostat-
nich na uwagę zasługiwał Kosz Pandory
Diego Stirmana z Argentyny - oparta na
prestidigitatorskiej zręczności animatora
pełna humoru opowieść o ciemnych stro-
nach natury ludzkiej. Sceną dla odgrywa-
nach przez pacynki minietiudek był tu
trzymany ... oburącz przez animatora wikli-
nowy kosz, w którym rozgrywała się burza
namiętności. O sukcesie tego prościutkie-
go przedstawienia przesądził efektowny
pomysł animacyjny (sztuczne dłonie trzy-
mające kosz i wolne ręce animatora) oraz
niezwykle intymna, ciepła więź między
aktorem a pacynką, której partneruje jedy-
nie jego twarz.

Festiwalowa publiczność z zainteresowa-
niem obejrzała także fluorescencyjny,
muzyczno-plastyczny kolaż Vallmond fran-
cuskiej trupy "La case de I'oncle Tom" o na-
rodzinach nowego życia po ekologicznej
katastrofie. Te dwa spektakle nie zatarty
jednak ogólnego wrażenia przypadkowości
w doborze zagranicznych przedstawień,
które odbiegały od wysokiego profesjonaliz-
mu gospodarzy. Zwraca uwagę, że
większość z niemieckich uczestniczących w
Festiwalu zespołów to teatry jedno lub dwu-
osobowe, często rodzinne, które nawzajem
świadczą sobie "usługi" reżyserskie, adap-
tacyjne i scenograficzne, skutecznie broniąc
się w ten sposób przed rutyną i auto-
powtórkami. Swięto Lalek w Lingen, jeden z
około pięćdziesięciu podobnych festiwali
odbywających się w Niemczech co roku,
dało bardzo wiemy obraz niemieckiego lal-
karstwa, tworzonego przez ludzi o ogromnej
pasji i doskonałym zawodowym przygoto-
waniu. •
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MISTELBACH '95
Marek Waszkiel

W dniach 24-29 X 1995 odbyły się w
Mistelbach (Austria) 17 Międzynaro-

dowe Dni Lalkarskie. Zapowiadana nowa
formuła tego festiwalu, mająca uczynić go
atrakcyjniejszym i lepszym niż w latach
poprzednich, okazała się jeszcze niewi-
doczna w tegorocznej edycji. To pewnie re-
zultat kompromisu nowego dyrektora
artystycznego, Olafa Bernstengela z Drez-
na (Niemcy), który próbował -poqodzić
własny gust artystyczny z gustem swoich
poprzedników. Program festiwalu w MisteI-
bach zawierał propozycje zaakceptowane
przez trzech kolejnych jego szefów w os-
tatnich latach i z konieczności nie mógł za-
dowolić nikogo.

Polskę reprezentowały dwa teatry: ka-
towickie "Ateneum" i jeleniogórski Teatr
Animacji. Spektakl O medyku Feliksie
Piotra Tomaszuka, w reżyserii i scenogra-
fii Jerzego Zitzmana, uznano dość pow-
szechnie za jedną znajciekawszych
festiwalowych propozycji. Przedstawienie,
nieco skrócone w stosunku do wersji pre-
mierowej, stanowi nawiązanie do najlep-
szych czasów polskiego lalkarstwa:
bogata inscenizacja, rozbudowana sce-
nografia, wyłącznie lalkowy plan, mądra
interpretacja tekstu, doskonała, miejscami
wręcz porywająca animacja lalek i pointa,
refleksja, która pozostaje w widzu po wy-
gaszeniu teatralnych reflektorów. Wszyst-
ko to sprawia, że spektakl katowicki
mógłby być ozdobą festiwali mających
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znacznie wyższy poziom (na uwagę
zasługuje sprawny i profesjonalnie przy-
gotowany przez katowiczan przekład na
żywo fragmentów tekstu, czasem miniko-
mentarz w języku niemieckim, z dużą kul-
turą wmontowany w kształt spektaklu). Aż
dziwne, że w Polsce nie pojawił się ani w
Bielsku-Białej, ani w Opolu, Toruniu czy
Lublinie.

Jelenia Góra wystąpiła z premierowym
widowiskiem Gimpla głupka Singera, w
reżyserii Bogdana Nauki, ze scenografią
Jadwigi Mydlarskiej-Kowal, wprawiając w
pewne zakłopotanie organizatorów, którzy
liczyli na zaproszony wcześniej spektakl pt.
Szafa. Decyzja pokazania Gimpla była chy-
ba przedwczesna. Denerwująco niedopra-
cowane role kilku aktorów na szczęście
pozostały niezauważone (spektakl grany
był po polsku); mroczność i trumienny styl
przedstawienia przygniotły swoistą urodę
plastyki Mydlarskiej-Kowal, reżyser ugrzązł
w cyzelowaniu szczegółów i znaków od-
wołujących się do kultury żydowskiej, na
czym ucierpiało widowisko. Spektakl
przyjęto z rezerwą, choć życzliwie, bo mimo
wszystko była to propozycja interesująca,
choć nazbyt blisko usytuowana twórczości
Wiesława Hejny.

Z innych przedstawień wyróżniały się
dwie propozycje czeskie: znany w Polsce
Bezgłowy rycerz Perzinowej z Liberca i nie
pokazywana u nas jeszcze, ale już wielok-
rotnie sygnalizowana, Opera barokowa w

"O medyku Feliksie"
wg Gustawa Morcinka w TL "Ateneum"

w Katowicach (1993).
Reż. i scen. Jerzy Zitzman

wykonaniu oryginalnego Teatru Braci For-
manów z Pragi. Zrozumiałym powodze-
niem austriackiej publiczności cieszyła się
pieczołowicie przygotowana marionetko-
wa wersja Zaczarowanego fletu Mozarta z
Windsbacher Puppentheater Kaspari
(Niemcy), a niekłamane zainteresowanie
wzbudził jak zawsze Anton Anderle ze Sło-
wacji, tym razem występujący z serią nu-
merów trickowych godnych najlepszych
mistrzów. Do najciekawszych przedstawień
tegorocznego festiwalu w Mistelbach należy
zaliczyć Cudowny świat symulantów z
Schaubude Puppentheater Berlin (Niemcy),
spektakl, w którym co prawda poważną ba-
rierę stanowi język niemiecki, ale wykreo-
wany świat teatru (mimiczno-kabaretowo-
-aktorsko-lalkowy) przykuwa uwagę, za-
dziwia i fascynuje.

Za rok kolejna edycja festiwalu w Mis-
tel bach wiązać się będzie z tysiącleciem
Austrii. Organizatorzy radziby zaprosić z
Polski przedstawienie np. o odsieczy wie-
deńskiej. Może to być konkretne za-
mówienie dla któregoś z naszych teatrów
lalek. Za dwa lata lalkarski Mistelbach
zdominuje muzyka.



POLUNIMA
Walne Zgromadzenie
Do wszystkich członków POLUNIMA
i przyjaciół teatru lalek

Szanowni Koledzy,

we wrześniu br. Walne Zgroma-
dzenie POLUNIMA wybrało nowy
Zarząd naszego stowarzyszenia
na kolejną, czteroletnią kadencję.
Jesteśmy zaszczyceni tym wybo-
rem, dziękujemy za obdarzenie
nas zaufaniem, którego będziemy
się starali nie zawieść.

Ostatnie lata nie były łatwe dla śro-
dowiska teatralnego, tym bardziej
cieszą nas sukcesy artystyczne
polskich lalkarzy. Dowodzą one
wysokiej pozycji teatru lalek, 'mimo
ograniczonego zainteresowania
środowisk opiniotwórczych.

POLUNIMA dołoży wszelkich sta-
rań, by działalność lalkarzy była
szerzej zauważana, komentowana
i oceniana, by doceniano w niej nie
tylko elementy edukacyjne, ale
przede wszystkim artystyczne.

Naszym podstawowym zadaniem
jest promocja polskiego teatru la-
lek. W tym celu powołujemy wy-
specjalizowaną agencję artys-
tyczną. Z tego też powodu chcemy
usprawnić przepływ informacji
między członkami POLUNIMA na
terenie kraju i w ramach struktur
międzynarodowych UNIMA.

Zdecydowaliśmy się wydawać,
niezależnie od czasopisma "Teatr
Lalek", wewnętrzny biuletyn infor-
macyjny "Animator", który ma być
forum wymiany informacji i opinii.

Naszym członkom gwarantujemy
możliwie kompletną informację o
wszystkim, co dotyczy teatru lalek.
Deklarujemy chęć wspierania, jeśli
zajdzie potrzeba, indywidualnych
inicjatyw. Będziemy się starali od-
powiedzieć na każdy apel czy pro-
pozycję.

Pamiętajmy jednak, że w ramach
stowarzyszenia pracujemy spo-
łecznie, nasze środki pochodzą
niemal wyłącznie ze składek człon-

Kronika
kowskich. Spróbujmy też odpowie-
dzieć na pytanie, czego oczekuje-
my od POLUNIMA i co sami może-
my jej, tj. samym sobie zaofero-
wać?

Warszawa, listopad 1995
Przewodniczący POLUNIMA

Marek Waszkiel

11 września na Walnym Zgroma-
dzeniu POLUNIMA wybrano no-
wy Zarząd w składzie: Marek
Waszkiel (przewodniczący),
Grzegorz Kwieciński (wiceprze-
wodniczący), Waldemar Wo-
lański (wiceprzewodniczący),
Lucyna Kozień, Ewa Tomaszew-
ska, Wojciech Wieczorkiewicz i
Ewa Żukowska.

Członkowie Zarządu rozdzielili
między siebie następujące zada-
nia i przyjęli odpowiedzialność za
ich realizację:

1. Utworzenie impresariatu - Woj-
ciech Wieczorkiewicz.
~. Redagowanie i wydawanie biu-

.letynu informacyjnego "Animator"
- Lucyna Kozień.
3. Organizowanie warsztatów teat-
ralnych - Ewa Tomaszewska.
4. Organizowanie letniego prze-
glądu spektakli plenerowych (ak-
cja: Lato w teatrze, teatr w mieście)
- Grzegorz Kwieciński.
5. Prowadzenie działalności wy-
dawniczej - Marek Waszkiel.
6. Kontakty międzynarodowe,
nadzór nad Biurem Stowarzysze-
nia - Waldemar Wolański.
7. Kontakty z ruchem amatorskim
- Ewa Żukowska.

Jubileusze
14 października w Teatrze "Baj" w
Warszawie obchodził swój arty-
styczny jubileusz Jan Plewako.
Jankowi - na jubileusz 40-lecia
pracy aktorskiej - Jan Wilkowski
podarował ten oto wierszyk:

Jankowi - na jubileusz 40-/ecia
pracy aktorskiej

Kładę ten grosz dziadowski
na podarków tacę:
wierszyk o dwóch pacynkach
i Janku Plewace
Sprzeczały się dwie lalki
(niemal jak dwie panie)
Która z nich pierwsza w sztuce
i na parawanie.
Rzekła pierwsza do drugiej:
"Ty pchasz się na scenę?
Pozwól biedna szmacianko
na cierpką ocenę.
Masz fizys bez wyrazu,
kibić jak Wałęsa,
warunki - że tak powiem -
ni z pierza ni z mięsa,
a do tego ambicje
niczym paranoik!

Chyba że ktoś za tobą
że tak powiem - stoi?"
"Za mną - nie ... - rzekła druga
- lecz jest ktoś pode mną. .. "
Więc ta pierwsza spojrzała
w dół, w sceniczną ciemność
i nagle się zrobiło
jej w gębie nijako:
"Wielkie nieba! - szepnęła -
przecież to Plewako!"
A potem jak osoba
przy zmąconych zmysłach
grzmotnęła na parawan
i jak szmata zwisła.
Tu bajeczka dobiega
do ostatniej zgłoski
Pod tą omdlałą lalką
stał lalkarz Wilkowski ...
Morał całej historii
Latwo już dośpiewać:
Przy Plewace niejeden
czuje się jak plewa ...

Warszawa
14 X 1995

Spotkania, Festiwale
W dniach 06.1995 r. odbyły się
I Spotkania Teatralne "Lalki w
Lublinie", w których wzięło u-
dział 6 spektakli (Gianni, Jan, Jo-
han ... w reż. K. Raua, Teatr 3/4; Pi-
nokio w reż. P. Nosalka, katowickie
"Ateneum"; Mały Książę, TLiA w
Lublinie; Niech żyje Punch! w reż.
W. Szelachowskiego, BTL; Arlekin
i Kolombina w reż. P. Nosalka,
Opolski TLiA; Olbrzym w reż. P.
Tomaszuka, Towarzystwo "Wier-
szalin"). Jury w składzie: Joanna
Kasperek, Marta Rau, Marlena
Syrnicka, Maryla Wąsiel, Krzysztof
Pilat oraz Grzegorz Cinkowski po-
stanowiło przyznać Wielką Nag-
rodę festiwalu spektaklowi Arlekin
i Kolombina Opolskiego Teatru Lal-
ki i Aktora irn. A. Srnolki.

W dniach 1-8.10.1995 r. odbyły
się w "Baju Pomorskim" II To-
ruńskie Spotkania Teatrów La-
lek, w których wzięło udział 10
teatrów. Grand Prix - Złoty Piernik
Toruński, jury profesjonalne (w
składzie: Mieczysław Mazurek, Mi-
kołaj Malesza, Michał Staśkiewicz,
Wojciech Wieczorkiewicz - prze-
wodniczący - oraz Ilona Zgiet)
przyznało Teatrowi .Rabcio" z
Rabki za spektakl Żywot Wowry
wśród żywotów świętych w reż.
Stanisława Ochmańskiego. Po-
nadto przyznano następujące nag-
rody: za reżyserię - Stanisławowi
Ochmańskiemu za spektakl Żywot
Wowry ... ; za scenografię - Raj-
mundowi Strzeleckiemu za plas-
tykę do sp. Żywot Wowry ... w Teat-
rze .Rabclo'': za lalki, kostiumy i de-
korację do sp. Parady w BTL oraz
za postacie bogów w sp. Brama
słońca Teatru "Miniatura" w
Gdańsku; a także Ivanowi Hudako-

wi za plastykę sp. Rudy Dżil i jego
pies w Teatrze "Lalka" w Warsza-
wie; za muzykę - Bogdanowi Dow-
laszowi za muzykę do sp. Carmen
w TL "Arlekin"; za kreację aktorską
- Joannie Stasiewicz za rolę ty-
tułową w sp. Carmen. Grand Prix-
Złoty Piernik Toruński, w kategorii
spektakli dla dzieci jury dziecięce
przyznało Teatrowi "Miniatura" z
Gdańska za sp. Brama słońca w
reż. Włodzimierza Fełenczaka. Na-
tomiast nagrodę za kreację ak-
torską - Piernikową Karetę, otrzy-
mał od dzieci Janusz Słomiński z
"Baja Pomorskiego" za rolę Dokto-
ra w sp. Zwierzęta Doktora Oolittle.
Połączone składy jury przyznały
ponadto nagrodę specjalną za
"spektakl poruszający istotne prob-
lemy dziecka", która przypadła sp.
Mały Książę TLiA w Lublinie. Dyp-
lomami honorowymi wyróżniono
ponadto: Teatr "Baj Pomorski" w
Toruniu za uszanowanie i odwoły-
wanie się do kreatywnej wyobraźni
widza w przedstawieniu Czesława
Sieńko Drewniany koń; Petra No-
salka za reżyserię przedstawienia
Arlekin i Kolombina w Opolskim
Teatrze Lalek; Wiesława Czoł-
pińskiego za reżyserię i rolę Ka-
sandra w przedstawieniu Paradyw
Białostockim Teatrze Lalek; zespół
aktorski Teatru Lalki i Aktora w
Lublinie za wysoki poziom wokalny
w przedstawieniu Mały Książę, ak-
torki Teatru Lalki i Aktora w Lublinie
za wysoki poziom wokalny w
przedstawieniu Mały Książę; Bar-
barę Lach i Marlenę Syrnicką za
wysoki profesjonalizm w wykona-
niu roli w spektaklu Arlekin i Kolom-
bina z Opolskiego Teatru Lalek;
Marię Balcerek za udany debiut
scenograficzny w teatrze w spek-
taklu Carmen Teatru "Arlekin" w
Łodzi.

W dniach 16-21. 10.1995 r. odbył
się XVII Ogólnopolski Festiwal
Teatrów Lalek w Opolu. Wyboru
spektakli dokonali: Henryk Jurkow-
ski, Jan Wilkowski i Krystian Ko-
byłka. W konkursie wzięło udział 8
spektakli z 6 teatrów. Jury w skła-
dzie: Irena Jun, Marcin Jarnuszkie-
wicz, Janusz Majcherek, Jacek
Sieradzki, Waldemar Śmigasie-
wicz, Maciej Wojtyszko (przewod-
niczący) i Andrzej Zarycki przy-
znało następujące nagrody:
w dziedzinie reżyserii:
I nagroda - Janusz Ryl-Krystia-
nowski za Ribidi rabidi knoll,
II nagroda - Krzysztof Rau za
Gianni, Jan, Johan, John, Juan,
Ivan, Jean ... ,
dwie równorzędne III nagrody:
Petr Nosalek za Arlekina i Kolom-
binę, Piotr Tomaszuk za Olbrzyma;

w dziedzinie scenografii:
I nagroda - Ryszard Kuzyszyn za
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scenografię do Króla Jelenia,
II nagroda - Mikołaj Malesza za
scenografię do Olbrzyma,
dwie równorzędne III nagrody:
Adam Kilian - za scenografię do
Bestii i Pięknej, Tornaś Volkmer za
scenografię do Arlekina i Kolombiny,
w dziedzinie muzyki:
I nagroda - Zbigniew Górny za mu-
zykę do spektaklu Ribidi rabidi
knoll,
II nagrody nie przyznano,
dwie równorzędne III nagrody:
Jerzy Satanowski za muzykę do
spektaklu Olbrzym, Krzysztof
Dzierma za muzykę do spektaklu
Król Jeleń,
dwa wyróżnienia: Jerzy Der/el za
piosenki w spektaklu Gianni, Jan,
Johan, John, Juan, Ivan, Jean ... ,
Marek Kulikowski za opracowanie
muzyczne do spektaklu Niech żyje
Punch!;
w dziedzinie sztuki aktorskiej:
I nagroda - Marcin Ryl-Krystianow-
ski za rolę Taty w spektaklu Ribidi
rabidi knoll,
II nagroda - zespół aktorski Gianni,
Jan, Johan, John, Juan, Ivan, Je-
an... (Monika Filipowicz, Marta
Rau, Darek Jakubaszek, Bohdan
R. Rau, Roman Wołosik),
dwie III nagrody:
Ryszard Doliński za rolę Puncha w
spektaklu Niech żyje Punch!,
Joanna Kasperek za rolę w spek-
taklu Olbrzym,
5 wyróżnień:
Zygmunt Babiak za rolę Pantalona
w spektaklu Arlekin i Kolombina,
Lech Chojnacki za rolę Wujka w
spektaklu Ribidi rabidi knoll,
Wiesław Czołpiński za rolę TartaIIi
w spektaklu Król Jeleń,
Lech Olczak za rolę w spektaklu
Olbrzym,
Marlena Syrnicka za rolę Kolombi-
ny w spektaklu Arlekin i Kolombina.

W dniach 13-18.11.1995 r. w
Kłodzku odbyły się kolejne
Ogólnopolskie Zderzenia Te-
atrów, w których udział wzięło 12
teatrów z Polski, Rosji i Czech.
Tym razem prezentowano spek-
takle dla dorosłych. Grand Prix
(nagrodę publiczności) zdobył Te-
atr 3/4 Zusno za spektakl Gianni,
Jan, Johan ... , teatr Krzysztofa
Raua otrzymał też nagrodę krytyka
Tadeusza Burzyńskiego.

Ze świata
W dniach 17-24.09. odbył się w
Ostrawie pierwszy Międzynaro-
dowy Festiwal Lalkarski SPEC-
TACULOINTERESSEOSTRAVA
95. Przez 8 dni można było obej-
rzeć 32 spektakle: czeskie - 12,
polskie - 6, słowackie - 5, sło-
weńskie - 2, włoskie - 2, po jed-
nym: czesko-izraelskim, francus-
kim, szwajcarskim, ukraińskim.
Jak przystało na festiwal lalkarski,
lalki występowały głównie w spek-
taklach gości z Europy Zachodniej.
Gospodarze oraz goście z Europy
Wschodniej i Środkowej uznali, że
bliższą im formą przekazu czy eks-
presji jest lalkarz.
Wyróżnione zostały następujące
spektakle: Arlekin i Kolombina
scen. i reż. Petr Nosalek, scenog-
rafia Tornaś Volkmer, muzyka Pa-
vel Helebrand - Opolski Teatr Lalki
i Aktora im. A. Smolki; Dobrodruz-
stvi dona Quijota reż. Jan Borna,
scenografia Bara Lhotakova, muz.
i opr. muz. Jan Vondracek - Dej-
vicke Divadlo, Praha; Oberon a ry-
tir Huon reż. Petr Nosalek, scenog-
rafia Tornas Volkmer, muzyka Pa-
vel Helebrand - Teatr Lalek Ostra-
va; Sir Halewyn wg Michela de
Ghelderode'a reż. Ondrej Splśak,
scenografia Frantiśek Liptak - Te-
atro Tatro z Nitry. Za scenariusz i
reżyserię spektaklu Svatbicky Stu-
dium Aktorskiego Dum z Bma zo-
stała wyróżniona Eva Talska.
Było bardzo miło, czasem intere-
sująco, szkoda tylko, że jakby pol-
ski teatr został gdzieś w tyle. Wi-
działem tam kilka spektakli zrobio-
nych niedawno, a wcale nie nasta-
wionych na widza na przykład dzie-
cięcego czy łaknącego lekkiej roz-
rywki.
Cóż, pozazdrościć Czechom.

Marek B. Chodaczyński

Nagrody
Zarząd POLUNIMA powołał
własną, honorową nagrodę, pro-
mującą najciekawsze spektakle
teatrów lalek. W ubiegłym roku
dyplomy honorowe POLUNIMA ot-
rzymały teatry: Białostocki Teatr
Lalek za Parady Jana Potockiego
w reż. Wiesława Czołpińskiego

oraz Teatr Animacji z Poznania za
Ribidi rabidi knoll w reż. Janusza
Ryla-Krystianowskiego.

Na posiedzeniu w dniu
12.01.1996 r. Zarząd ASSITEJ (w
składzie: Halina Machuiska,
Elżbieta Socha, Liliana Bardi-
jewska, Włodzimierz Fełenczak i
Maciej Wojtyszko) postanowił
przyznać doroczne Atesty -
świadectwa najwyższej jakości
artystycznej - następującym
spektaklom: Ribidi rabidi knoll w
reż. J. Ryla-Krystianowskiego z
Poznańskiego Teatru Animacji; Ar-
lekin i Kolombina w reż. P. Nosalka
z Opolskiego Teatru Lalki i Aktora;
Gianni, Jan, Johan. .. w reż. K. Raua
z Teatru 3/4; Król Jeleń C. Gozziego
w reż. W. Kobrzyńskiego z Białos-
tockiego Teatru Lalek; Bajka o
księciu Pipo P. Gripariego w reż. J.
Ryla-Krystianowskiego z Poz-
nańskiego Teatru Animacji; Orfeusz
w inscenizacji Z. Smandzika oraz O-
powieść Wigilijna w reż. M. Pecki z
Teatru "Lalka" w Warszawie.

Wystawy
Wystawa Wileński Teatr Łątek i
jego transformacje w gdańskim
Ratuszu zapoczątkowała 22
września 1995 roku obchody
pięćdziesięciolecia teatru na
wybrzeżu. W siedzibie Nadbałtyc-
kiego Centrum Kultury w Gdańsku
zgromadzono eksponaty przedsta-
wiające ponad 40 lat historii Teatru
Łątek, założonego w Wilnie w 1941

roku przez Olgę Dobużyńską- Tow-
ten wraz z córkami Ewą i Ireną. Po
wojnie teatr przeniósł się do Polski,
początkowo do Białegostoku, po-
tem do Łodzi, a w 1947 roku - do
Gdańska, gdzie trzy lata później
został upaństwowiony. W 1951 ro-
ku z zespołu odeszły Olga i Ewa
Towten, co było równoznaczne z
rozpadem teatru. W roku 1956
powstało w Gdańsku Towarzystwo
Miłośników Sztuki Marionetkowej.
którego celem było reaktywowanie
Teatru Łątek. Tymczasem Ewa
Towten realizowała swoje spektak-
le na antenie telewizji. Gdańska
wystawa, przygotowana przez
Małgorzatę Abramowicz i Kata-
rzynę Burakowską. prezentowała
projekty lalek oraz zdjęcia i plakaty,
dokumentujące historię teatru, po-
czynając od pierwszej. wileńskiej
premiery - Nowych szat króla wg
Andersena w marcu 1941 roku.
Podczas wernisażu lalki .Towte-
nek", animowane przez Ewę Tow-
ten oraz jej córkę, Grażynę Ki-
larską, znowu ożyły, bawiąc i wzru-
szając zgromadzoną na sali pub-
liczność.

Piotr Surmaczyński

RAJMUND
STRZELECKI

scenograf

zmarł
25 maja 1995 r.

w Warszawie
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