
Mamy jubileusz 

Oficjalne otwarcie festiwalu Sam na scenie to zawsze okazja do życzliwości: uścisków dłoni, podarków, kwiatów, 
uśmiechów, podziękowań, życzeń i wspomnień. Wszystkiego czego nam brakuje w prozie naszego życia, a dzięki 
czemu czujemy się wyjątkowi. 
Tegoroczna edycja jest jubileuszowa zatem na wszystkich, którzy związani są w ten, tamten, czy jeszcze inny 
sposób z festiwalem, spływa aura wyjątkowości. Oczywiście najwięcej aury roztaczają oficjele, których nie mogło 
zabraknąć w tej specjalnej chwili. Ponieważ Sam na scenie to oczywiście święto SŁOWA, Prezydent Słupska – 
Maciej Kobyliński skorzystał, z niemal zapomnianej, sztuki epistolografii i przysłał przepiękny w formie i treści 
list do wszystkich teatralnych samotników. Andrzej Kaczmarczyk - Zastępca Prezydenta Miasta, który zaszczycił 
otwarcie swoją osobą, dodatkowo uhonorował najważniejsze postaci, dzięki którym Festiwal w Słupsku zagościł 
i od lat monogramistów w Słupsku gości. Były uściski, podarki, kwiaty etc. 
Wiesław Geras, jak przystało na znawcę teatru jednoosobowego, zelektryzował publiczność za pomocą jednego 
zdania i jednego rekwizytu. Na niepozornej kartce miał Pan Wiesław, zapisaną magiczną sentencję: tegorocz-
ny Finał Ogólnopolskiego Konkursu Recytatorskiego – Turnieju Teatrów Jednego Aktora to finał pięćdziesiąty. 
Mamy zatem jubileusz do kwadratu! Skąd Wiesła Geres wytrzasnął w dzisiejszych czasach kabalistów zdolnych 
do tak wysublimowanych wyliczeń? Pozostanie to jego tajemnicą. 
Jan Zdziarski, też wybitny znawca monodramu, wystąpił nie gorzej, acz z wykorzystaniem trzech rekwizytów. Na 
ręce Dyrektora SOK – Jolanty Krawczykiewicz, złożył medal dla Słupskiego Ośrodka Kultury – Teatru Rondo, 
przypinkę recytatora oraz legitymację członka TKT. Pomijając już kwestię, że te artefakty stanowią niezwykle 
rzadkie i pożądane przedmioty, to fakt ten oznacza, iż Teatr Rondo się upodmiotowił stając się poniekąd osobo-
wością twórczą. W naszym teatrze już nie tylko „się tworzy”, w Rondzie „jest się tworzonym”.
Na koniec kilka słów do organizatorów Sam na scenie (a właściwie organizatorek, bo to w większości kobiety 
trzymają pieczę na tym pięknym zjawiskiem artystycznym). Dziesiąty słupski, pięćdziesiąty ogólnopolski to bez 
wątpienia wyzwanie. W znacznie powiększonym materiale festiwalowym, guzików do zapięcia jest znacznie wię-
cej niż zwykle. Nie mam jednak żadnych wątpliwości, że ten festiwal, jak wszystkie poprzednie, będzie perfekcyj-
ny! Ja ze swojej strony obiecuję podczas obiadu, trafić w tym roku do właściwego stołu zamiast wyjadać ciągle z 
cudzych przyjęć ślubnych... 
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Lęk,  krew,  głód i 

kurczaki
Aleksandra Nowosadko
„Świadectwo dojrzałości” 
scenariusz i reżyseria: Joanna Łupinowicz

Aleksandra Nowosadko rozpoczęła 
prezentacje konkursowe drugiego 
dnia festiwalu. W jej wykonaniu 
obejrzeliśmy monodram oparty na 
tekście Romy Ligockiej pod tytu-
łem „Dobre dziecko”. 

Powieść ta to intymna spowiedź 
nastoletniej dziewczyny, która re-
lacjonuje skomplikowane relacje  
z matką, samotność, owocu-
ją emocjonalnym  konfliktem  
i poważnymi konsekwencjami. 
Autorka pokazuje czytelnikom,  
że dojrzewanie to proces potęgo-
wania wszystkich deficytów z lat 
dzieciństwa, które zapętlając się  
i rosnąc w siłę sprawiają, że spra-
wy z pozoru proste i oczywiste 
mogą stanowić nie lada wyzwanie.  
By tego uniknąć zwyczajnie trzeba 
nam… miłości. By umieć ją dawać 
i tworzyć prawidłowe wzorce rela-
cji, trzeba ją najpierw otrzymać. 

Aleksandra Nowosadko wciela się 
w postać małej dziewczynki, któ-
rej matka wyjeżdża, za co bohater-
ka w dużej mierze obwinia siebie. 
Wmawia sobie, że to z nią ciągle 
są problemy i nie potrafi niko-
go zadowolić, by zaskarbić sobie 
przychylność, ciepło, zrozumie-
nie. Z pozoru odbierana jest jako 
dziecko krnąbrne i złośliwe, ale 
wszystkie blokady i negatywne 
mechanizmy zakodowane są w jej 
intrapsychicznym świecie, powo-

dując szereg autodestrukcyjnych 
zachowań. Tęsknota, ból, lęk i sa-
motność, które przemawiają przez 
bohaterkę implikują kolejne stra-
chy tworząc błędne koło zagubie-
nia we własnych myślach i sposo-
bie rozumienia świata. 

„Świadectwo dojrzałości” zawiera 
również wątek wojenny. To wstrzą-
sająca historia ocalenia żydow-
skiego dziecka. Trudne pytania o 
relację pomiędzy ratowanym, a ofia-
rującym pomoc. Również pytanie  
o cenę życia i cenę wdzięczności za 
nie. 

Aleksandra zaimponowała mi swo-
ją autentycznością w przedstawia-
niu emocji, urzekła mnie natural-
nością i energią, z jaką wystąpiła 
na scenie. Przeszkadzała mi nato-
miast zbyt intensywna gra świa-
tłem, która niepotrzebnie „cięła” 
spektakl, drastycznie spowalnia-
jąc jego tempo i rozpraszając wi-
dza.

Joanna „Tęcza” Gutral

fot. Zosia Blew
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Przeciw partyturze
Agata Małycha „Bo ja mogę wszystko” 
reżyseria: Alicja Niewiadomska
Ponieważ od 32 lat bezskutecznie pró-
buję wejść w dorosłość, to zawsze się 
cieszę, mogąc oglądać innych zmaga-
jących się z tym samym problemem. 
Postać kreowana przez Agatę Małychę, 
bez wątpienia ma ten kłopot, co i ja. Z 
tymi tylko małymi zastrzeżeniami, że 
jest w innym wieku, innej płci i zajmuje 
się muzyką klasyczną, o której pojęcie 
mam takie, że to rzecz trudna, czaso-
chłonna, wymagająca pracy i samody-
scypliny. Czyli nie dla normalnych lu-
dzi. 

Nieszczęśliwie dla bohaterki monodra-
mu „Bo ja mogę wszystko” jej rodzice 
nie widzą w swym dziecku cech czło-
wieka i postanawiają wysłać ją na ka-
mienistą drogę, prowadzącą do kariery 
zawodowego muzyka. Okazuje się jed-
nak, że na ścieżce do ziszczenia marzeń 
rodziców ich pociecha będzie musiała 
przejść szkolenie rodem z pruskiej ar-
mii. Postawa raz, przepona dwa itd. 

Żeby udowodnić sobie i światu, że nie 
mają nawet cienia łaski i litości, „ko-
chani rodzice” wybierają bohaterce za 
instrument obój. W sumie to samo wy-
starczyłoby, żeby skazać ich za znęcanie 
się nad dziećmi (może nie karą śmierci, 
ale przynajmniej dożywocia). Czyż moż-
na wyobrazić sobie bowiem coś bar-
dziej nieatrakcyjnego dla otoczenia oraz 
upodlającego dla młodej dziewczyny niż 
bycie zmuszoną do dmuchania w obój? 
Raczej nie! Oczywiście gdyby młoda 
oboistka była „hipsterką” to pewnie sy-
tuacja wyglądałaby zgoła odmiennie. 

Jednakże nasza bohaterka nie ma w 
sobie cech właściwych miłośnikom weł-
nianych czapek w lecie, okularów zeró-
wek itp. Jej życie jest czymś w rodzaju 
marnego wykonania utworu muzyczne-
go. To partytura zagrana nuta w nutę, 
takt w takt, pod dyktando kompozyto-

rów: rodziców, nauczycieli, otoczenia, 
zakazów, nakazów... Tę rolę spełnia 
znakomicie. Chce tego, czego chcą inni, 
nie chce tego, czego oni nie chcą. Aż do 
czasu, gdy spotyka guru, swoistego na-
uczyciela wolności, który każe jej błą-
dzić, mylić się, czyli właściwie zmienić 
całe swe dotychczasowe życie. 

Sztuka ta chyba się bohaterce udaje. 
Chyba, gdyż paradoksalnie jej „dorasta-
nie do wolności” okazuje się być moty-
wowane agresją wobec kontrolującego 
ją wcześniej otoczenia. Czy to jest wol-
ność? Nie wiem i nie wie pewnie nikt.

Twórcy przedstawienia nie dają prostej 
odpowiedzi i chwała im za to. Spektakl, 
traktujący o rozwoju i dojrzewaniu na-
stolatki, można było bardzo łatwo za-
przepaścić, posiłkując się naiwnym 
moralizatorstwem. Tego w monodramie 
Agaty Małychy nie znajdziemy. Znaj-
dziemy za to bardzo naturalne aktor-
stwo, utrzymane na równym poziomie 
przez cały spektakl. Znajdziemy jasno 
i przekonywająco zarysowany dramat 
bohaterki. Znajdziemy bardzo subtel-
ne przejścia od komizmu do tragizmu. 
Znajdziemy po prostu bardzo dobry 
monodram!

Maciej Swornowski
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Trybiki
Marta Hołyńska „Wbrew woli mojej” 
scenariusz, scenografia, reżyseria: Małgorzata 
Kowalczyk

Kolaż tekstów Romana Sikory i Micha-
ła Kmiecika stał się świetnym materia-
łem dla Marty Hołyńskiej. Stworzyła ona 
monodram celnie wytykający wady ota-
czającej nas rzeczywistości. Ale po kolei. 
Aktorka – amatorka debiutowała na sce-
nie teatru jednego aktora przedstawieniem 
„Wbrew woli mojej”, wyreżyserowanym 
przez Małgorzatę Kowalczyk. Marta jest te-
goroczną maturzystką od dawna związaną 
z rzeczywistością skrzypiących, scenicznych 
desek i zakurzonych kotar. Nim zajęła się 
twórczością stricte teatralną, próbowała 
swych sił w recytacji, efektem czego, poza 
zaprezentowaną widzom znakomitą dykcją, 
była pierwsza nagroda na okręgowych eli-
minacjach zeszłorocznego OKR-u.

Marta, opowiadając historię młodej kobiety 
szukającej pracy, zaprezentowała publice 
całą gamę scenicznych umiejętności. Poza 
wspomnianą wyżej nienaganną dykcją po-
dziwialiśmy również jej umiejętności wokal-
ne i świetnie opanowane posługiwanie się 
pacynkami.

Aktorka zaczęła swoje przedstawienie od 
interakcji z publicznością: prośbą o poczę-
stowanie papierosem z miejsca skupiła na 
sobie uwagę całej sali. Fabuła spektaklu 
koncentruje się na problemie pozostawania 
sobą w rzeczywistości drapieżnego kapita-
lizmu. Bezduszny system zmusza ludzi do 
porzucenia marzeń, ograniczając ich do po-
goni za pieniądzem i zaspokajania podsta-
wowych potrzeb. Aktorka parodiując swoją 
szefową, w okrutny sposób poruszyła pro-
blem przedmiotowego traktowania pracow-
ników, będących dla pracodawcy jedynie 
siłą roboczą. Zatrudniający, któremu za-
leży tylko na napchaniu sobie kieszeni jak 
największą ilością pieniędzy, chce pozostać 

w elitarnym gronie czterech procent najbo-
gatszych, stojących ponad resztą, na szczy-
cie schodów. Pogoń za pieniędzmi i karierą 
wpływa również na relacje międzyludzkie  
w tym także i na miłość.

Na niektóre z pytań stawianych w monodra-
mie każdy widz musi odpowiedzieć sobie w 
myślach, obnażając się jednocześnie przed 
samym sobą. Czy warto brnąć po cudzym 
polu z uzdą w pysku i ostrogami na zadzie? 
Czy zadowala nas bycie niewolnikiem kasy 
numer trzy? A może lepiej zrzucić siodło  
i odetchnąć pełną piersią ze wzrokiem wbi-
tym w przestwór nieskończonych możliwo-
ści majaczących na horyzoncie?

W spektaklu podobało mi również ograni-
czenie do minimum używanych rekwizytów. 
Pozwoliło to skupić uwagę przede wszystkim 
na aktorce, a nie na otaczających ją przed-
miotach, których nadmiar czasem służy tu-
szowaniu niedociągnięć warsztatowych. 

Warto podkreślić także iście tarantinowski 
humor spektaklu. Gdy aktorka wyśmiewa 
się z rzygania za kołnierz, przechodzą nas 
ciarki spowodowane celnością i prawdziwo-
ścią tego sformułowania.

Michał Studziński

fot. Zosia Blew
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Recytacja, czy 

monodram?
Justyna Wota „Obmyślam świat” 
scenariusz i reżyseria: Barbara Płocica
muzyka: Wiktor Marut

Oparty na wierszach Wisławy Szym-
borskiej występ Justyny Woty trud-
no nazwać monodramem – zabrakło  
w nim ręki reżyserskiej, która połączyła 
by wiersze w całość i nadała im kształt 
spójnej scenicznej adaptacji. To spra-
wia, że występ jest jedynie prezentacją 
utworów poetki, spośród których wy-
mienić można m.in. tytułowy „Obmy-
ślam świat”, „Ludzie na moście”, „Do 
arki”, „Portret kobiecy”, „Głos w spra-
wie pornografii”, czy „Drobne ogłosze-
nia”.

Oprócz recytacji wierszy Szymborskiej 
aktorka zaprezentowała również pio-
senki oparte na tekstach noblistki. 
Muzyczne fragmenty urozmaicały mo-
notonny występ i pozwalały na chwilę 
oddechu pomiędzy wysłuchiwanymi 
utworami. Justyna Wota udowodniła 
tym samym, że jest aktorką zdolną,  
z dużym potencjałem, której umiejętne 
pokierowanie może w przyszłości za-
owocować intrygującymi spektaklami.

Nieliczne rekwizyty wykorzystywane 
w spektaklu: krzesło, szal, maska te-
atralna czy fotografie, były bezpośred-
nimi odwołaniami do wypowiadanych 
przez aktorkę słów odartymi z metafor 
ilustracjami wierszy. 

Fragmentowi utworu „Śmiech”:

Dziewczynka, którą byłam -  
znam ją, oczywiście.  
Mam kilka fotografii 
z jej krótkiego życia. 

towarzyszy przeglądanie leżących na 

ziemi fotografii. Słowom innego wier-
sza, traktującego o maskach, odpowia-
da przykładanie do twarzy teatralnej 
maski, co skazuje publiczność na bez-
refleksyjne śledzenie tekstów poetyc-
kich. Równie nieznaczny i pozbawiony 
finezji jest ruch sceniczny – dwukrot-
ne przejście po schodach, położenie się  
na podłodze, czy odejście w głąb sceny 
to niemal jedyne zaobserwowane prze-
ze mnie sposoby ogrywania przestrze-
ni.

Aktorka ma w sobie duży potencjał 
sceniczny: potrafi na długo skupić 
uwagę widzów, dysponuje przyjemną 
dla ucha barwą głosu, śpiewa czysto. 
Niestety jej występ nie ma w sobie od-
powiedniej dramaturgii i pomimo po-
prawności wykonania może być trak-
towany jedynie jako przyjemna forma 
obcowania z poezją, propozycja dla 
miłośników twórczości Szymborskiej.

Występ podsumuję fragmentem wier-
sza „Możliwości”:

Wolę wiele rzeczy, których tu nie wymieniłam, 
od wielu również tu nie wymienionych.

Katarzyna Plebańczyk

fot. Emilia Treszczyńska
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Poważnie i nie
Daniel Namiotko „Stopklatka”
scenariusz: Malina Prześluga
reżyseria: Mirosława Krymska
scenografia: Mirosława Krymska, Daniel 
Namiotko, Rafał Gutowski
No nie wiem... To znaczy coś tam wiem, 
ale czegoś nie wiem... Coś też tam wy wie-
cie... No bo niby widzieliście... Tylko, że co 
wy wiecie? No nie wiem...

Taka próbka monologu w dużej mierze 
oddaje styl wypowiedzi, jaki towarzyszył 
będzie, przez większość spektaklu, boha-
terowi granemu przez Daniela Namiotko. 
W tym sposobie prowadzenia monologu, 
składającym się w dużej mierze z pytajni-
ków, jęków namysłu, wielokrotnie powie-
lanych i całkowicie niepotrzebnych zaim-
ków, podwójnych zaprzeczeń i natrętnych  
zwrotów do adresata, jest coś chyba z ję-
zyka współczesnych nastolatków. Może 
nawet to uniwersalny styl wypowiedzi 
młodzieży. Swoiste gadulstwo, charak-
teryzujące się potrzebą mówienia, nawet 
przy braku właściwiej treści, pragnienie 
wypowiedzenia się za wszelką cenę. W 
finale monodramu ta potrzeba znajdzie 
swoją motywację. 

Przyznać trzeba jednak, że dość długo 
każe nam się czekać, aż wyjaśni się wła-
ściwy cel pojawienia się aktora na scenie. 
Specyficznie „młodzieżowy” (co za potwor-
ne określenie), „nieteatralny” sposób wy-
powiedzi łączy się bowiem z takim samym 
stylem grania. Zamiast powolnych, wy-
studiowanych i znaczących gestów, oglą-
damy raczej gestykulację rodem z tele-
dysków. Szybko, nerwowo, niejednolicie. 
Proszę przy tym nie myśleć, że to zarzut. 
Wprawdzie oglądanie na scenie gry kom-
pletnie „niescenicznej” wywołało u mnie 
początkowy zgrzyt, ale ten styl ma swoją 
motywację i wewnętrzną logikę. Tyle tylko, 
że chyba trochę za dużo było tego powol-
nego wprowadzania we właściwy dramat. 

Scenariusz, zbudowany na zasadzie sil-
nego kontrastu, przechodzi, od partii nie-

nacechowanych, ani emocjonalnie ani 
tematycznie, do traumy z rodzaju takich, 
co to wbijają w fotel. Tragiczny wypadek, 
kalectwo, złość, nienawiść, rodzinny dra-
mat. Mam jednak wrażenie, że siła tego 
kontrapunktu została zdecydowanie prze-
sadzona. Osobiście odniosłem wrażenie, 
iż „rozbudzono mnie z letargu uderzeniem 
siekiery”. W mojej opinii to największa 
wada spektaklu „Stopklatka”. Rozumiem, 
że ideą twórców było stworzenie silnego 
i mocnego w przekazie przedstawienia. 
Zwłaszcza, że temat jest zaiste ważny  
i poważny. Jednakże, spektakl zawiera po-
tworne wręcz wyrwy kompozycyjne spra-
wiające, iż zamiast wzruszenia odczuwam 
konsternację, żeby nie powiedzieć zażeno-
wanie. Dzieje się to z ewidentną szkodą 
dla Daniela Namiotko. Aktor wydaje się 
mieć wielki potencjał. Potencjał spożytko-
wany właściwie jedynie w dość zabawnej, 
acz trochę natrętnej błazenadzie. 

Przedstawienie bardzo nierówne pozio-
mem i stylem, traktuje jednak o tema-
tach trudnych i niepokojących. Bez wąt-
pienia dylematy związane z płynnymi 
granicami pomiędzy sztuką a życiem,  
z mrocznymi zakamarkami relacji rodzin-
nych i niewypowiedzianym bólem pozo-
staną w pamięci widzów. Tylko czy aby 
tak należało je pokazać?

PS Muszę nadmienić, że spektakl wywołał bardzo rozbież-
ne reakcje publiczności od zachwytów po ostrą krytykę.

Maciej Swornowski
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Bo ja mam tylko 

nogi….
Paulina Gruszka „Niekończąca się opowieść” 
scenariusz i reżyseria: Gabriela Mankiewicz
scenografia: Adam Brytner
muzyka: Karol Mankiewicz

Ja też i co z tego? To była pierwsza 
myśl, jaka przyszła mi do głowy, gdy 
uświadomiłam sobie, że mam napisać 
recenzję na temat obejrzanego przeze 
mnie spektaklu pt. „Niekończąca się 
opowieść”. Myśl przyciężka, i jak na 
mnie zaskakująco złośliwa, ale zaraz 
się z niej wytłumaczę.

Lubię patrzeć na młodych ludzi, któ-
rym w gardłach tkwi połknięty przed 
chwilą, jeszcze ciepły, teatralny bak-
cyl. Lubię patrzeć na ich świeżość  
i zdumienie, budzącą się w nich miłość 
do sceny. Często zdarza mi się wzru-
szać samą tylko obecnością młodego 
twórcy na deskach teatru. Zdarzyło 
mi się wzruszyć tym, jak widzowie pa-
trzą na młodego człowieka, jak uważ-
nie go słuchają. Patrzę wtedy i myślę: 
Ech! Jak to pięknie, że on tam jest, że 
się zmaga ze sobą, z pytaniami, z ar-
tystycznymi wyzwaniami i nawet jeśli 
do doskonałości długa jeszcze droga, 
to zazwyczaj jestem zaszczycona, że 
mogę zobaczyć właśnie ten etap. 

Dziś natomiast czułam, jak narasta 
we mnie bezsilność i dziwny, nie zna-
ny mi dotąd, rodzaj złości. Przez więk-
szość przedstawienia zastanawiałam 
się dlaczego dziewczyna o tak dobrych 
warunkach aktorskich (głos, słuch, 
prezencja… wszystko jak należy) wy-
biera tekst tak płytki w przekazie.

„Niekończąca się opowieść” jest przed-
stawieniem z założenia lekkim, zabaw-

nym, granym przez śliczną dziewczy-
nę, w gustownym kostiumie, bardzo 
dobrze śpiewającą, ale niestety opo-
wiadana przez nią historia (w przeci-
wieństwie do kostiumu) zdaje się być 
szyta nie na miarę jej potencjału. Ma-
teriał literacki jest zdecydowanie przy-
krótki, jednowarstwowy, ba! rzec by 
można prześwitujący. Bo po co opo-
wiadać o sprawach, od których aż kipi 
na portalach typu Pudelek? Po co po-
chylać się nad tematami, od których 
roi się w taniej, pseudokobiecej prasie 
i wreszcie po co tracić tyle fantastycz-
nej, młodzieńczej werwy na tak błahe 
potraktowanie choćby kwestii tęskno-
ty za miłością?

Ta tęsknota właśnie była jedyną my-
ślą, która zdała mi się łakomym ką-
skiem dla tej uroczej dziewczyny  
i która tłumaczyłaby ten, a nie inny 
wybór tekstu. Jestem jednak też głębo-
ko przekonana, że Karolina Gruszka,  
z tym energetycznym błyskiem w oku, 
wypatrzy dla siebie następnym razem 
inspirację w ambitniejszej literaturze. 
Trzymam za nią kciuki z całych sił. 

Magdalena Płaneta

fot. Paulina Cekała
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Aż nadeszło przedwiośnie 

i życie stało się nie do 

zniesienia

Elwira Pączek „Rozmowa Ihora z Bogiem” 
scenariusz i scenografia: Ireneusz Ciecholewski, 
Elwira Pączek
reżyseria: Ireneusz Ciecholewski

Elwira Pączek zaprezentowała monodram 
pt. „Rozmowa Ihora z Bogiem” na pod-
stawie powieści Stanisława Srokowskiego 
„Ukraiński kochanek”, wyreżyserowany 
wraz z Ireneuszem Ciecholewskim.

Poruszająca historia opowiedziana przez 
zmęczoną kobietę ukazuje losy rodzin za-
mieszkałych na sowieckiej Ukrainie oraz 
zadaje podstawowe pytania o wartość 
ludzkiego życia, śmierci, jak i sensu histo-
rii.

Scenografię monodramu stanowiła jedna 
balia, pralka, mydło, lina i białe przeście-
radła, wśród których swą opowieść snuła 
ona – Oksana, żona Ihora, matka sied-
miorga dzieci. 

Barwny, plastyczny, momentami baśnio-
wy język, wykorzystująca elementy folklo-
rystyczne scenografia, a przede wszystkim 
głębia psychologiczna zawarta w temacie  
i wyrazista mimika aktorki, nadają historii 
autentyczny koloryt.

Już pierwsza scena, w której Elwira uwie-
szając się na linie przeciąga ją, nasuwa na 
myśl burłaków – robotników transportu 
rzecznego w Rosji, pracujących przy wio-
słach lub holowaniu statków na linie. Mo-
żemy odczytać z tego, jak wielkim trudem 
było dla bohaterki wychowanie dzieci i jej 
całe przepełnione smutkiem życie. Jedno-
cześnie odkrywamy też jak wielopoziomo-
wa jest symbolika wszelkich zaistniałych 
na scenie zjawisk.

Wdzięczne i piękne wykorzystanie pla-

styczności kobiecego zajęcia, jakim jest 
pranie, woda przelewana w delikatnych 
dłoniach strapionej matki symbolizująca 
nowe życie, a także dźwięczne, śpiewane 
przez Elwirę ukraińskie dumki, sprawiły iż 
monodram przepełniony był sferą sacrum. 

Wyprane płótna przewieszone przez wi-
sielczą linę, symbolizujące czterech synów 
Oksany upatrzonych sobie przez Boga, go-
towych na wkroczenie do nieba, wywołują 
u widzów skrajne uczucia. Biel i czystość 
koszul miesza się z wizją prześcieradeł 
splamionych krwią niewinnych dzieci.

W całym spektaklu zabrakło mi więk-
szej wyrazistości emocjonalnej, amplitud 
uczuć, które niewątpliwie towarzyszyłyby 
kobiecie przeżywającej tak wiele cierpienia. 
Opowieść prowadzona jest bez wyraźnego 
różnicowania stanów psychicznych towa-
rzyszących matce i żonie poddanej tak bo-
lesnym doświadczeniom.

Elwira powiedziała mi: 

„Staram się… Mam nadzieję, że każdy od-
kryje w tym spektaklu coś adekwatnego 
dla siebie.”

Maria Krętkowska

fot. Emilia Treszczyńska
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Bez puenty
Magdalena Pamuła „Jeżeli uważasz się za 
człowieka smutnego, to cały świat będzie Ci się 
wydawał smutny”
scenariusz, reżyseria, scenografia i muzyka: 
Magdalena Pamuła

Monodram otwiera scena, będąca au-
tocharakterystyką głównej bohaterki. 
Szczere, momentami dosadne wyzna-
nia ukazują ją jako wyrachowaną, 
obłudną kobietę, bawiącą się kosz-
tem innych. Uwielbiana przez znajo-
mych, dusza towarzystwa, rozkoszuje 
się podkładaniem świń tym, którzy 
zupełnie się tego nie spodziewają.  
W pięknym jak u anioła ciele (parafra-
za słów aktorki, nie wyraz osobistych 
preferencji), kryje się iście diabelski 
charakter.

Kolejne scena przynosi zupełnie od-
mienny obraz postaci. Silna, pełna 
życiowego entuzjazmu, kobieta w rze-
czywistości niezwykle łatwo poddaje 
się depresyjnemu nastrojowi. Nawet 
mikroskopijna nieprzyjemność jest  
w stanie zohydzić jej całe piękno świa-
ta. Malutki kamyczek rozpoczyna la-
winę, która przetacza się przez wszyst-
kie sfery jej życia. Ten moment jest 
wyraźną granicą dzielącą monodram 
na dwie części. Poznana w pierwszej  
z nich kobieta-anioł, zalotna kokiet-
ka, wesoła i towarzyska osoba prze-
istacza się w postać tragiczną. Jej ży-
cie zmienia się w pasmo niepowodzeń,  
a każde nowe zdarzenie przynosi cier-
pienie i rozczarowanie.

Słowa uznania należą się aktorce za 
nakład pracy włożony w przygotowa-
nie monodramu. Magdalena Pamuła 
znakomicie wypełniła ideę bycia sa-
mej na scenie – jej występ jest efek-
tem pracy jednej tylko osoby. Równo-
cześnie, co ważne, łącząc rolę aktorki, 
reżyserki i scenografki, zachowała 

zdrowy dystans do kreowanej przez 
siebie bohaterki. Wielokrotnie pod-
czas samodzielnej pracy nad spek-
taklem aktor-reżyser traci zdolność 
trzeźwej oceny swoich działań, co 
powoduje u publiczności niestraw-
ność i naraża domorosłego twórcę na 
wieczny gniew Melpomene. Tym ra-
zem było zupełnie inaczej – stworzona 
przez Pamułę postać jest autentyczna 
i wiarygodna, skupia na sobie uwagę 
i nie razi przerysowanym gestem. Wy-
konany a capella utwór „Oddychaj”  
z repertuaru zespołu Mikromusic, jest 
adekwatnym komentarzem do wyda-
rzeń scenicznych.

Jedyne co przeszkadza w zupełnie 
zgrabnym występie Magdaleny Pamu-
ły to fakt, że jest on właściwie jedną, 
krótką scenką, kończącą się znienac-
ka i bez puenty. Interesująco zapowia-
dający się monodram urwany został 
nagle, powodując konsternację pu-
bliczności. Zaskoczenie było tak duże,  
że niespodziewany koniec występu 
skomentowany został głośnym, zdu-
mionym okrzykiem: „Już? Koniec?”

Katarzyna Plebańczyk

fot. Dominik Windorpski
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Omówione, Zasłyszane
Jolanta Krawczykiewicz

„Odwołuję wczorajsze słowa. Karoliny 
Korwin–Piotrowskiej nie uważam za 
literaturę. Jeżeli za tym wyborem stoi 
instruktor to wzbiera we mnie złość.”
„Sam na Scenie i co dalej? Zaczynamy od 
początku.”
Wiesław Geras 

„Może w pięciu spektaklach widziałem 
udział reżysera. Poziom festiwalu bardzo do-
bry, aktorzy znakomici, ale gdzie są instruk-
torzy, którzy współpracują z aktorami?”
„Rondo to jest jedyne miejsce, gdzie mogą 
spotkać się aktorzy nieprofesjonalni.”
„Reżyser nie ma stać, reżyser ma pracować.”
„Brakuje mi rozmowy między jurorami, 
twórczej burzy mózgów, wymiany myśli.”
„Wszyscy jesteście wyróżnieni tym, że tu je-
steście.”
Wioleta Komar

„Reżyser pomaga. Nie wyobrażam sobie 
pracy autora bez reżysera. Są tu jednak ta-
kie przypadki i one bronią się same sobą. Są 
klasą samą w sobie.”
„Moim zdaniem uczestnicy byli wyraziści i 
mieli to coś.”
„Reżyser to takie oko, które powinno stać z 
boku i bacznie się przyglądać.”
Marcin Bortkiewicz

„Ja osobiście nie wybrałbym się w podróż 
bez reżysera.”
„Jesteście niesamowitymi osobowościami.”
„Kiedy ja zaczynałem, tylko ja byłem intere-
sujący.”
„Sztuka to nie jednodolarówka, nie podoba 
się wszystkim tak samo.”
„My nie jesteśmy jurorami, tylko widzami.”
Marzanna Wiśniewska

„W spektaklu mamy reżysera, aktora i au-
tora tekstu.”
„Górowało pytanie: w czym wchodzę w do-
rosłość?”
„Miałam wrażenie, że reżyser czasem od-

puszcza pytania: czy aktor przepuścił tekst 
przez siebie, czy go czuje?”
Barbara Kobiałka

„Chciałabym życzyć reżyserom i aktorom 
zainteresowania.”
Bogusław Kierc

„Pojawiły się tu osoby wyraziste, jedyne.”
„Rozwiąż mnie – niezwykłe słowa wymaga-
jące interwencji.” (Maja Wolska „Chodzenie 
po linie”)
„Dziś bohater pytał: co jest we mnie do ko-
chania? Relacja aktor – reżyser polega na 
tym, że aktor prosi reżysera: rozwiąż mnie 
i pokaż mi co jest we mnie do pokochania.”
„Zainteresowanie to rodzaj miłości, nie sce-
nicznej iluzji.”
Irena Jun

„Jeżeli aktor czuje w sobie żar a nie wie jak 
go wyrazić, to reżyser jest skarbem.”
„Powinniśmy bacznie się tekstowi przyglą-
dać.”
„Reżyser musi znaleźć formę dla młodego 
aktora.”
Stanisław Miedziewski

„Tekst staram się rozumieć jako partyturę 
muzyczną: wyszukać, nadać jej ton.”
„Aktor jest moim lustrem.”
„Detal jest wszystkim.”
„Zauważyłem jednak, że czasem zawierzali-
ście warstwie powierzchownej, informacyj-
nej tekstu.”
Ryszard Hetnarowicz

„Czwarty element teatru to widz. Jest reżyser, 
aktor, autor tekstu i widz. Scena decyduje 
w jakim kierunku prowadzi widza. I ważne 
jest: co chcę i komu chcę coś opowiedzieć.”
„Teatr jest najtrudniejszą ze sztuk, bo ma 
wszystkie inne sztuki w sobie. Mało która 
sztuka posługuje się taką wiedzą. Miłujcie 
teatr a będziecie mądrzejsi.”
Jan Zdziarski 

„Wypadałoby zacząć od pytania: czy ja 
umiem czytać? Czy ja czytając, myślę?”

Spisała: Milena Szabat
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Bogusław Kierc „Manatki”  
fot. Emilia Treszczyńska
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10. jubileuszowy festiwal Sam na 
scenie przechodzi już do historii. 
Gdy piszemy te słowa czekają nas 
jeszcze emocje związane z werdyk-
tem, gdy będziecie je czytać pewnie 
już opadną. Podczas oficjalnego 
zakończenia festiwalu będzie czas 
na gratulacje, podziękowania i na-
grody. Wszystkie, jak najbardziej 
zasłużone. Słupski Finał Turnieju 
Teatrów Jednego Aktora ponownie 
okazał się sukcesem artystycznym 
i organizacyjnym.

Korzystając jednak z tego skraw-
ka papieru, jaki nam pozostał 
pragniemy zwrócić Waszą uwagę, 
na redakcję festiwalowej gazetki. 
Wprawdzie daleko nam do aspira-
cji artystycznych, uczestników Fi-
nału. Jesteśmy jedynie dodatkiem, 
komentarzem czy glosą. Jednak 
przypominamy, że my też zmaga-
my się z materią teatralną. Sam  

na sam z białą stroną. Też doko-
nujemy wyborów, często brze-
miennych w nieprzewidziane kon-
sekwencje. Przede wszystkim my 
też nie możemy naprawić swoich 
błędów i cofnąć wypowiedzianych 
słów. 

Jednak czasem nasze słowa mogą 
krzywdzić uczestników Festiwalu. 
Pamiętamy, że jesteśmy tutaj wszy-
scy dla Was i przez Was. Młodzi mo-
nodramiści obędą się bez nas, my 
bez nich już nie. Jeżeli zraniliśmy 
kogokolwiek nieopatrznym słowem 
lub zdaniem, przepraszamy.
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