W najnowszym, 111 numerze Gazety Teatralnej „Didaskalia”, polecamy:

BORCZUCH

Joanna Wichowska: Gruda ziemi, bryła lodu

Recenzja spektaklu Królowa Śniegu w reżyserii Michała Borczucha (Teatr Dramatyczny im. Jerzego Szaniawskiego w Wałbrzychu). Wichowska zauważa, że spektakl złożony z baśni Andersena oraz opisu życia polarników w stacji badawczej połączonych toposem Północy jako skutego lodem terytorium jest ostentacyjnie antynarracyjny, programowo incydentalny, pozszywany z wielu nieprzystających do siebie elementów. Analizując postaci Kaja i Gerdy oraz ich relacje udowadnia natomiast, że twórcy „rezygnują z baśniowej magii”, metafizycznej aury, sentymentalizmu oraz Andersenowskiego katechetycznego dydaktyzmu. Uznaje też graną w stadninie koni na zamku Książ Królową Śniegu Borczucha za przykład sztuki site specific.
W dzieciństwie najważniejsza jest fascynacja tajemnicą. Z Michałem Borczuchem rozmawia Jakub Papuczys

Michał Borczuch wyjaśnia swój stosunek do dzieciństwa jako kondycji charakteryzującej się nieświadomym i intuicyjnym doświadczaniem świata oraz poszerzaniem wiedzy na jego temat. Najważniejsza jest fascynacja tajemnicą, jaką dla dziecka jest rzeczywistość. Reżyser stara się tę fascynację uruchomić w spektaklach, przenieść ją zarówno na aktorów, jak i widzów. Opowiadając o swoim najnowszym spektaklu Królowa Śniegu zauważa, że chciał, zachowując dziecięcą wrażliwość oraz baśniowość świata obecne w tekście Andersena, zbudować rzeczywistość, która nawiązałaby komunikację z widzem dorosłym.

FORUM

Monopol teatru repertuarowego. Rozmawiają: Jerzy Hausner, Krzysztof Mieszkowski, Agata Siwiak, Bartosz Szydłowski

Zapis debaty Polityka zarządzania teatrami – w poszukiwaniu źródła choroby i kompleksowej terapii współorganizowanej przez Galerię Sztuki Współczesnej Bunkier Sztuki oraz Gazetę Teatralną „Didaskalia”. Tematem rozpoczynającym dyskusję była reforma zaproponowana przez prof. Jerzego Hausnera podczas Kongresu Kultury Polskiej. Podczas burzliwej rozmowy uczestnicy zgodnie stwierdzili, że do re-instytucjonalizacji teatru potrzebna jest nowa ustawa o prowadzeniu działalności kulturalnej. Musi być to jednak projekt oparty na ogólnych zasadach, a nie szczegółowych przepisach.
SONDA: Bartosz Frąckowiak, Iga Gańczarczyk, Ana Nowicka, Monika Kufel, Joanna Wichowska, Ewa Wójciak 
Komentarze do debaty o reformie teatralnej w Polsce. Bartosz Frąckowiak proponuje, by organizacje pozarządowe stanowiły uzupełniającą formułę alternatywną dla instytucji, w której byłoby miejsce dla szukających swojej drogi reżyserów czy też dla eksperymentów i różnego rodzaju projektów interdyscyplinarnych. Iga Gańczarczyk wytyka brak krytycyzmu w odniesieniu do obecnych struktur. Twórczynie Teatru BARAKAH komentują wypowiedzi Krzysztofa Mieszkowskiego. Joanna Wichowska mówi o tym, jak trudno przeforsować jakiś nowy pomysł w polskich strukturach teatralnych. Ewa Wójciak z kolei twierdzi, że jednym z powodów takiej sytuacji jest fakt, że ciągle nie jesteśmy społeczeństwem obywatelskim.
ZOO

Monika Żółkoś: Vouyeryzm ogrodu zoologicznego
Wychodząc od zakończenia powieści Jonathana Littela Łaskawe, autorka udowadnia, że ogrody zoologiczne stanowią wyraz konstruowanej przez człowieka dychotomii kultura-natura. Autorka szczegółowo przedstawiając historyczne sposoby rozmieszczania oraz katalogowania zwierząt w ogrodach zoologicznych ujawnia wpisywane w nie kolejno rozmaite schematy władzy: od monarchicznego spojrzenia władzy absolutnej, przez dominujący i podporządkowujący wzrok władzy imperialnej, po ostateczną definicję tego, co ludzkie i zwierzęce w ustawach o zwierzętach powstałych w III Rzeszy. Sposób, w jaki dana kultura patrzy na zwierzęta ustanawia więc definiowane przez nią poczucie granic człowieczeństwa.
Kelly Oliver: Prawo do milczenia
Tłumaczenie fragmentu książki Animal Lessons. How They Teach Us to Be Human to głos Kelly Oliver w filozoficznej debacie o statusie zwierząt i ich relacji z człowiekiem. Dyskurs praw człowieka oparty jest na opozycji homo – animal i statusie podmiotu kartezjańskiego, który odrzuca zwierzęcość. Autorka omawia tę kwestię nie tylko w ujęciu Kartezjusza, ale także myśli oświeceniowej, feministycznej, teorii Emmanuela Levinasa, Petera Singera, Toma Regana i Jacquesa Derridy. Kelly podsumowuje, że nie istnieje jedna opozycja między człowiekiem i nie-człowiekiem.
KRAUSS
Filip Lipiński: Rosalind Krauss: przekraczanie modernizmu?
Autor opisuje twórczość Rosalind Krauss jako proces przepisywania historii modernizmu z perspektywy strukturalizmu, poststrukturalizmu i psychoanalizy. Tekst jest próbą krytycznej analizy postawy badawczej Krauss i strategii przez nią wypracowanych, czyli negacji koncepcji modernizmu według Clementa Greenberga i kartezjańskiej bezcielesności widzenia oraz dekonstrukcji wielkich narracji modernizmu (nazwanych przez nią mitami). Badaczka dokonuje znaczącego przesunięcia znaczenia terminu medium – zamiast „materialnego tworzywa”, które wspiera obraz, proponuje „tworzywo techniczne”. W zakończeniu autor zastanawia się nad rezultatami pytania postawionego przez Krauss – „Kim jesteśmy?”.
Rosalind Krauss: Im /puls widzenia
Im/puls widzenia to krytyczna ocena paradygmatu modernizmu amerykańskiego badacza Clementa Greenberga. Krauss interesuje temat ujęcia „cielesności” widzenia w dyskursie. Tytułowy puls, rytm lub uderzenie to efekt działania aparatu psychicznego i wpływającej na widzenie energii libido. Wbrew koncepcji Greenberga autorka wybiera takie „pulsujące energią” dzieła, w których zachodzi libidalna transgresja konwencjonalnego systemu reprezentacji, a na ich przykładzie można omówić proces tematyzacji tego zjawiska. Krauss odwołując się do Freuda i Lyotarda, wskazuje, że percepcja wzrokowa jest uwarunkowana zarówno przez zmieniające się technologie widzenia, jak i przez złożoną temporalność aparatu psychicznego.
Biali rycerze. Z Rosalind Krauss rozmawia Yve -Alain Bois

Wywiad dotyczy najnowszej książki Rosalind Krauss Under Blue Cup – publikacji bardzo osobistej, opisującej utratę pamięci i etapy jej odzyskiwania doświadczonych przez autorkę. Ten prywatny wymiar jest ściśle związany z problematyką medium. Badaczka analizuje oddziaływanie instalacji na przestrzeń „białego Sześcianu” – tradycyjnie definiowanego muzeum. Wspomina o pracach m. in. Haruna Farockiego, Sophie Calle, Christiana Marclaya, Jamesa Colemana, Anselma Kiefera, Marcela Duchampa. 
MEDIA
Justyna Stasiowska: Right Here, Right Now– performatywność występu DJ-a w klubie
Autorka analizuje performatywną sytuację DJ-a w klubie, przedstawia także koncepcję funkcjonowania w tym kontekście remiksu. Zarysowuje szkicowo historię postaci DJ-a, którego nie można nazwać artystą, ale performerem. Z tego punktu widzenia przygląda się też sposobom manipulowania aparatem percepcyjnym odbiorcy.

PERFORMUJ!
Monika Kwaśniewska: Od buntownika do eksperta. Medialne wizerunki Jana Klaty
Autorka analizuje strategie autoprezentacji Jana Klaty śledząc jego wypowiedzi w mediach. Kwaśniewska zastanawia się, co sprawiło, że Klata stał się twarzą nowego teatru politycznego, a następnie ewoluował do pozycji „specjalisty od Polskości”, swoistego „eksperta” od tematów narodowych? Śledząc jego wypowiedzi zwraca uwagę na wiele sprzeczności i anachronizmów. W rezultacie konkluduje: „Oba wizerunki Jana Klaty okazały się równie atrakcyjne medialnie, a żaden nie okazał się efektywny jako język krytyczny”.  
Łukasz Zatorski: Utopia w działaniu. Krytyka Polityczna jako kłącze performansów
Autor szczegółowo analizuje działalność środowiska Krytyki Politycznej, umieszczając ją w kontekście kategorii performatywności. Uważa, że performatywność Krytyki Politycznej funkcjonuje na zasadzie opisanego przez Deleuza i Guattariego kłącza. Używając tych narzędzi Zatorski analizuje dwa rodzaje performansów stwarzanych przez Krytykę Polityczną: performanse substancjalne mające dać wrażenie istnienia stabilnego ideowego jądra i wewnętrznego etosu oraz performanse autotematyczne ujawniające performatywny charakter działalności ruchu, mające na celu przekonanie o pragmatycznych zdolnościach i politycznej skuteczności tego środowiska.
MARILYN

Łucja Iwanczewska: Marilyn Monroe – przemieszczenia
Łucja Iwanczewska zastanawia się nad fenomenem siły widzialności oraz nieustannie eksplorowanej na rozmaitych polach cielesności Marilyn Monroe. Stara się odpowiedzieć na pytanie, skąd wzięła się moc jej wizerunku. Przyglądając się sposobowi bycia aktorki w życiu i sztuce w perspektywie filozofii Pierre’a Legendre’a i Jacquesa Lacana dowodzi, że ciągła inscenizacja wszystkich zachowań była konsekwencją braku symbolicznego Ojca i miała wyeliminować obcość własnego ciała oraz wizerunku umożliwiając podmiotowe ukonstytuowanie się. Zdaniem autorki dobrze ten proces pokazał w swoim spektaklu Persona. Marilyn Krystian Lupa. 
COETZEE NA SCENIE
Katarzyna Fazan: Jak pies. Coetzeego/ Lensa/ Kleczewskiej opera kaleka
Autorka analizuje prapremierowy spektakl pokazywany w ramach Maltafestival Slow Man (Teatr Wielki w Poznaniu), z librettem inspirowanym powieścią J.M. Coetzeego i z muzyką Nicholasa Lensa, w reżyserii Mai Kleczewskiej. Jej „opera kaleka” oscyluje między realnością a koszmarnym snem. To studium grozy samotności czy też lęku przed ludźmi ujęte zostaje w ścisłą logikę operowej konstrukcji poetycko-muzycznej. Na koniec autorka porównuje spektakl Kleczewskiej z inną powieścią południowoafrykańskiego pisarza zaadaptowaną na scenę przez Kornela Mundruczó – Hańbą, pokazywaną na tym samym festiwalu.
Aleksander Laskowski: Sens tekstu libretta wydobywa muzyka
Aleksander Laskowski zwraca uwagę, że Nicholas Lens – autor opery Slow Man – dzięki pomysłowym zabiegom kompozytorskim i adaptacyjnym (m. in. rozbiciu postaci na dwie osoby: śpiewającą i mówiącą) idealnie wyważył proporcje między wyrazistymi i sugestywnymi tekstami J.M. Coetzeego, które stały się podstawą libretta a muzyką. Ponadto Lens zarówno pogłębia postaci emocjonalnie, jak i dzięki rozwiązaniom muzycznym dodaje do tekstu nowe znaczenia. Zdaniem recenzenta Kleczewska próbuje w swojej inscenizacji opery Lensa przede wszystkim tę głębię oraz psychologiczną niejednoznaczność postaci Coetzeego uwypuklić zachowując napięcie zawarte w warstwie muzycznej.
Natalia Jakubowa: „White Western Man” starzeje się, ale wciąż budzi współczucie

Interpretację dokonanej przez Luka Percevala adaptacji Hańby J.M. Coetzeego (Toneelgroep Amsterdam) dominują przede wszystkim manekiny czarnoskórych mieszkańców RPA, obecne cały czas na scenie. To manekiny oblepią samochód w scenie gwałtu na Lucy, to z nich wyłaniają się i znikają kolejni bohaterowie spektaklu, one stają się niemymi świadkami opowiadanej historii. Zdaniem autorki recenzji reżyser obnaża w ten sposób zasadniczy brak równowagi w powieści Coetzeego, który, mimo bezpośrednich odniesień do wzajemnych relacji „białych” i „czarnych” w postkolonialnej RPA, drąży wyłącznie to, co znajduje się po jego stronie linii demarkacyjnej.

UTWORY O OJCZYŹNIE
Maryla Zielińska: Znaszli ten kraj
Tekst poświęcony dwóm premierom z Teatru Polskiego w Bydgoszczy prezentowanym pod hasłem „Oburzeni”: Źle ma się kraj. W krainie czarów kapitalizmu Weroniki Szczawińskiej (tekst i reżyseria) i Mateusza Pakuły (tekst) oraz Popiełuszko Małgorzaty Sikorskiej-Miszczuk w reżyserii Pawła Łysaka. W spektaklu inspirowanym rozprawą Tony’ego Judta Szczawińska i Pakuła opowiadają o pokoleniu ludzi urodzonych na początku lat osiemdziesiątych, zadających pytanie o otaczającą ich rzeczywistość. Skrótowość, chropowatość i powierzchowność osłabiają jednak wymowę przedstawienia. Popiełuszko natomiast odnosi się do utraconej przeszłości i istniejącej w niej wspólnoty. Przekaz spektaklu, zarówno komediowego, jak i naszpikowanego istotnymi tematami, zaciera nienajlepsza realizacja. 
Ćwiczenia z wolności. Z Małgorzatą Sikorską-Miszczuk rozmawia
Marta Bryś

Małgorzata Sikorska-Miszczuk opowiada o pracy nad dramatem Popiełuszko wystawionym niedawno w Teatrze Polskim w Bydgoszczy. Dramatopisarka mówi, że w postaci księdza zainteresował ją, przede wszystkim, pęd do wiedzy i wolności, które sprawiły, że potrafił on głosić kazania prostujące moralny kręgosłup tysiącom ludzi. Zdaniem Sikorskiej-Miszczuk to przyrodzone poczucie wolności było głównym motorem jego działań i wytrwałości. Zainteresowało ją również to, że Popiełuszko miał przeciwko sobie zarówno komunistyczne państwo, jak i Kościół.
Inna rzeczywistość jest możliwa. Z Weroniką Szczawińską i Mateuszem Pakułą rozmawia Tomasz Kowalski

Tomasz Kowalski rozmawia z Weroniką Szczawińską i Mateuszem Pakułą na temat ich nowego spektaklu – Źle ma się kraj. Wybrali do niego estetykę dziecinności, która miała być odpowiedzią na język ekspercki i zamknięte dyskursy władzy/wiedzy. Według nich, sztuka ma za zadanie pokazywać alternatywną rzeczywistość i udowadniać, że jest ona
możliwa.

REPERTUAR
Joanna Targoń: „Hamlet”, który nie jest jak gąbka
Przywołując słynny cytat Jana Kotta, że Hamlet jest jak gąbka, Taroń stwierdza: „Hamlet Macieja Englerta nie wchłania żadnej współczesności, jest spektaklem w gruncie rzeczy antykwarycznym, choć w kostiumach i scenografii zerkającym w stronę współczesności” (Teatr Współczesny w Warszawie). W opisie spektaklu najwięcej miejsca poświęca Borysowi Szycowi grającemu Hamleta, porównując jego rolę z kreacją Mela Gibsona w ekranizacji Franco Zeffirellego. Autorka konkluduje, że założenie reżysera, by uwolnić Hamleta z narosłych wokół niego komentarzy, zaowocowało brakiem czytelnej interpretacji dramatu.
Piotr Olkusz: Przed rolą
Tragedie antyczne Pawła Passiniego (Teatr im. Wojciecha Bogusławskiego w Kaliszu, Instytut im. Jerzego Grotowskiego, neTTheatre, Centrum Kultury w Lublinie, Instytut Badań Interdyscyplinarnych „Artes Liberales” Uniwersytetu Warszawskiego, Stowarzyszenie Artystów „Bliski Wschód”) oparte na trzech tekstach Eurypidesa: Ifigenia w Aulidzie, Orestes i Bachantki, to pierwsza część projektu „Dynamika metamorfozy”, poświęconego rekonstrukcji antycznego warsztatu aktorskiego. Zdaniem Piotra Olkusza, Passini pyta przede wszystkim o granicę metamorfozy nie samych aktorów, ale widzów, których interesuje, w jaki sposób aktorskie doświadczenie „stawania się kimś innym” przemienia się w doświadczenie ogólnoludzkie.
Agata Łuksza: O uwodzeniu
Pojęcie uwodzenia jest, według autorki recenzji, centralnym punktem Niebezpiecznych związków w reż. Radosława Rychcika (Teatr im. S. Żeromskiego w Kielcach). Reżyser bada bowiem rozmaite możliwości, jakimi teatr jest w stanie „uwieść” widza. Zdaniem Agaty Łukszy Niebezpieczne związki są raczej teatralnym eksperymentem, grą, rytualną wymianą z widzem, niż przedstawieniem z tezą, zawierającym jakąś klarowną diagnozę natury ludzkiej. 
Piotr Dobrowolski: Zawsze będziesz mnie kochać
Wystawiona w Bałtyckim Teatrze Dramatycznymw Koszalinie Kobieta z przeszłości w reżyserii Eweliny Marciniak to spektakl, którego powodzenie każdorazowo zależy od emocjonalnego zaangażowania aktorów. Skupia się na oddaniu psychologicznych i emocjonalnych niuansów zawartych w dramacie. Zdaniem autora, reżyserce świetnie udało się poprowadzić czteroosobową obsadę, której emocjonalne i fizyczne zaangażowanie często przekracza granice teatralnej umowności. 
ŚLĄSK
Ewa Bal: Śląsk jako teren dyskursywnych zmagań polskości

Autorka analizuje spektakle Miłość w Köningshütte Ingmara Villqista, Cholonka Teatru Korez oraz dramat Leszka Sobieraja Karlus niy z tyj ziymi. Uznaje, że są one próbą rewindykacji śląskiej tożsamości oraz znalezienia języka, za pomocą którego tożsamość tę będzie można wyrazić w oderwaniu od narzuconych klisz i dominujących dyskursów. Dzięki odwołaniu do teorii postkolonialnej autorka wyróżnia dwie tendencje. Villqist buduje esencjonalne formy tożsamości kulturowej wywodzące się z trwania wspólnoty w czasie. Dwie pozostałe prace proponują ujęcie tożsamości śląskiej jako wyraz kulturowej negocjacji i performatywnej inscenizacji. Tak widziana tożsamość jest płynna, hybrydyczna i nietrwała, ale dzięki temu bliższa tendencjom rozpoznanym w wielokulturowych społeczeństwach.
FESTIWALE

Monika Muskała: Dokumenty, sentymenty, polityka i swastyka
Tematami przewodnimi tegorocznego festiwalu Wiener Festwochen był kryzys ekonomiczny oraz rosnące zwątpienie w teatr i teatralność. W większości zaprezentowanych na festiwalu spektaklach Filmowy materiał dokumentalny zdominował działania sceniczne. Skutkiem tego był raczej chaos oraz liczne uproszczenia, niż nowe i ciekawe formy artystyczne. Uproszczenia pojawiły się również na poziomie ideowym spektakli. Na festiwalu dominował nastrój taniego moralizatorstwa, które pod maską szlachetnego humanizmu ukrywa kulturalny kolonializm – grzecznie oklaskiwany przez mieszczańską wiedeńską publiczność.
Anna R. Burzyńska: W sieci
Autorka analizuje dwa spektakle z dziesięciu najlepszych niemieckojęzycznych przedstawień pokazanych podczas berlińskiego festiwalu Theatertreffen. Makbet w reżyserii Karin Henkel został przyjęty niejednoznacznie – jednym zabrakło pełnokrwistych Szekspirowskich postaci, drudzy uznali śmiałą interpretacyjną próbę reżyserki za bardzo udaną. Za to z entuzjastycznym odbiorem spotkał się spektakl Kill your Darlings! Streets of Berladelphia René Pollescha z udziałem Fabiana Hinrichsa. Autorka zauważa jednocześnie, że festiwalowe spektakle były mocno osadzone w kontekście bieżących wydarzeń politycznych.
Magdalena Talar: Co jest tutaj do myślenia
Relacja z tegorocznego festiwalu XXI Międzynarodowego Festiwalu Teatralnego Kontakt w Toruniu opiera się na analizie trzech, według autorki, najbardziej interesujących przedstawień: Pogorzelisku holenderskiego Theater Ro, Czarnym mleku Alvisa Hermanisa oraz Szmacie Beli Pintera. Twórcy tych spektakli w sposób niezwykle poruszający oddają głos postaci Innego, który w pewien sposób diagnozuje stan współczesnego społeczeństwa.
Aleksandra Kamińska: Pojemność małych form
Autorka stwierdza, że XLVII Przegląd Teatrów Małych Form KONTRAPUNKT w Szczecinie należał do niezwykle udanych. Przyczyniły się do tego zarówno wysoki poziom i różnorodność spektakli, jak i imponujący zakres formalny i tematyczny tegorocznej edycji. Większość przedstawień oscylowała wokół kwestii możliwości wpływania na rzeczywistość poprzez sztukę. Najciekawszym spektaklem, który podejmował ten temat był Verkommenes Ufer Medeamaterial Landschaft mit Argonauten / Mommsens Block na podstawie tekstów Heinera Müllera w reżyserii Dimitra Gotscheffa.
ZAGRANICA

Thomas Irmer: Teatr z rzeczywistości. Koniec ery Matthiasa Lilienthala w berlińskim HAU
Artykuł zaczyna się od krótkiej charakterystyki działalności ośrodka HAU w Berlinie, który stał się miejscem licznych alternatywnych i odważnych spektakli oraz debiutów wielu uznanych obecnie niemieckich twórców. Autor omawia ostatni projekt kierowanego przez Matthiasa Lilienthala ośrodka: adaptację kontrowersyjnej książki Infinite Jest Davida Fostera Wallace’a zrealizowaną jako rodzaj miejskiego parcouru, gdzie każda stacja to podjęta przez innego reżysera próba realizacji kolejnego fragmentu powieści. Zabieg ten ma wzmocnić między innymi deziluzyjną i krytyczną wobec zachodniej kultury wymowę powieści.
Jolanta Łada: Biznesmen tułacz
Recenzja Holendra tułacz zrealizowanego przez Jana Philippa Glogera na festiwalu Richarda Wagnera w Bayreuth. Łada zaczyna tekst od opisu skandalu, jaki towarzyszył wymuszonej na Jewgieniju Nikitinowie rezygnacji z odtwarzania głównej roli z powodu wytatuowanej na jego piersi swastyki. Bez względu na te okoliczności, autorka wróży spektaklowi powodzenie, ponieważ: „Mimo że inscenizacja Glogera pogłębia pesymistyczny wydźwięk Wagnerowskiej opery, jest dość czytelna dla współczesnego widza”.
Friederike Felbeck: „Jeśli coś ma się zmienić, trzeba przez to przejść!”

Recenzja Marii na podstawie dramatu Izaaka Babla w reżyserii Andrei Breth (Düsseldorfer Schauspielhaus). Maria to zaledwie ośmiostronicowy dramat o skutkach rewolucji rosyjskiej, portretujący w krótkich scenach przemiany petersburskiego społeczeństwa około roku 1920. Reżyserce udało się, zachowując drobiazgowo realistyczny styl inscenizacji, tchnąć w niego powiew dzisiejszych czasów i związanych z nimi problemów. Dzięki temu spektakl stwarza wrażenie fascynującej i pełnej pasji podróży w czasie, podczas której widzowie dochodzą do wniosku, że wystarczy jeszcze jeden kryzys finansowy, jeszcze krok w stronę rozłamu Europy albo protest – i historia może się powtórzyć.
LALKI

Joanna Braun: Real i wirtual w teatrze lalek
Autorka opisuje kilka spektakli tegorocznego 25. Międzynarodowego Festiwalu Sztuki Lalkarskiej w Bielsku-Białej, m.in. Klausa Obermaiera, Franka Soehnle’go czy fińskiego zespołu WHS. Za punkt wspólny obiera pojęcie matriksu – opisuje bowiem spektakle, które budują światy równoległe, tak że tworzona w nich iluzja zarzuca na widza multimedialną sieć. Opisywane lalkowe spektakle nie opierają się już jedynie na animowaniu, lecz wkraczają we współczesność, naznaczoną przez nowe media.

Paweł Dobrowolski: Animacje
Recenzując album Krzysztofa Bielińskiego BTL – Lalki Paweł Dobrowolski zauważa, że autorska perspektywa, widoczna w układzie zdjęć, sposobie kadrowania, perspektywie, doborze spektakli jest dużą zaletą książki. Bieliński stosuje strategię rozbijania stereotypów myślowych i wizualnych: zestawia ze sobą kilka zdjęć tej samej sceny, w montażu rozbija iluzję sceniczną przedstawień, nie zachowuje układu chronologicznego.
TEATR W KSIĄŻKACH
Beata Guczalska: Okupacja czy kolaboracja?

Beata Guczalska w inspirowanym najnowszą książką Doroty Sajewskiej Pod okupacją mediów eseju dzieli się refleksjami na temat społecznego znaczenia teatru. Guczalska zauważa, że najważniejsze pytanie, jakie się z książki wyłania, dotyczy tego, gdzie właściwie jest dzisiaj teatr zdolny być heroldem społecznej przemiany. Autorka uważa, że artysta teatru, który dawno stracił już status proroka prowadzącego masy, jest zawsze w mniejszym lub większym stopniu uwikłany w mechanizmy rozmaitych systemów i ideologii. Dlatego, zdaniem Guczalskiej, należy dziś zadać pytanie o to, czy od produkowania spektakli nie jest ważniejsza debata nad teatrem – jego upadkiem i martwotą z jednej strony, a możliwością funkcjonowania w innym, radykalnie odmienionym kształcie z drugiej.
Joanna Jopek: Jedno hasło: robić miejsce
Autorka recenzuje książkę Doroty Sajewskiej Pod okupacją mediów. Pod tytułową okupacją znajduje się nasza nowoczesność. Sajewska pisze książkę walczącą, podejmującą próbę ocalenia kategorii wspólnoty czy też różnoty. Po kilku przyszpilających problem szkicach, zawiera szereg wywiadów, które ustawiają tę publikację w pozycji polemicznej wobec narracji odwołujących się do doświadczenia wspólnotowego. Sajewska swoją książką przygotowuje miejsce na coś nowego w tej debacie.
