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29 kwietnia, każdego roku, to dzień szczególny dla środowiska 
i miłośników baletu, a szerzej tańca – Międzynarodowy Dzień Tańca.
W rocznicę chrztu Jeana-Georgesa Noverre, francuskiego tancerza,
choreografa i reformatora baletu obchodzimy ów dzień-symbol
koronując jedną z najpiękniejszych sztuk w panteonie piękna.
Zapraszamy, w tym szczególnym czasie, do lektury kolejnego numeru
„Magazynu Kulturalnego Chama”. Tym razem przewrotnie
nazwanego Nowe w balecie. Nie wszystko bowiem jest aż tak nowe,
ale może szeroko w naszym kraju nieznane. Zapraszamy na dwie
rozmowy z nowymi kierownikami baletów we Wrocławiu i Szczecinie
– Małgorzatą Dzierżon oraz Grzegorzem Brożkiem. Krótkie portrety
polskich tancerzy odnoszących sukcesy w zagranicznych zespołach
baletowych. Esej poświęcony tańcowi i co odróżnia go od baletu.
Aneta Wira-Ostaszyk, tancerka związana z Polskim Baletem
Narodowym, przybliży nam nurtujący problem – Co jedzą tancerki? 
A na koniec filmowe spotkanie z Michaiłem Barysznikowem.

Dopełnieniem miała być prezentacja najmłodszego,
instytucjonalnego, zespołu baletowego w naszym kraju, powstałego
w Operze i Filharmonii Podlaskiej. Niestety, mimo wielu prób z naszej
strony, rzeczniczka prasowa nie była zainteresowana współpracą.
Dziwny to zabieg nie wspierania własnych inicjatyw. Mimo owego
uszczerbku – zapraszamy do lektury!

Wstęp
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BUDOWA I RYZYKO

To nazwisko jest mało znane w naszym kraju, ale rozpoznawalne w Europie. Małgorzata
Dzierżon – od początku sezonu 2022/23 kierowniczka baletu Opery Wrocławskiej. Po
czasie kariery spędzonym między innymi w Rambert i English National Ballet powróciła do
Polski. Rozmawiamy o wyzwaniach, budowaniu zespołu i podejmowaniu artystycznego
ryzyka.

Benjamin Paschalski: Pewnym novum w Polsce jest przeprowadzanie konkursów na
stanowisko kierownika baletu. Wcześniej nie spotkałem się, w naszym kraju, z taką drogą
wyłonienia szefa zespołu. Jak przebiegał konkurs? Jak to się stało, że trafiła Pani do Opery
Wrocławskiej? Czy zwrócono się do Pani wcześniej o udział w konkursie, czy to była to po
prostu chęć sprawdzenia się?
Małgorzata Dzierżon: Byłam we Wrocławiu cztery lata temu na jednej z pierwszych edycji
programu „Open Door”. Służył on rozwojowi polskich tancerzy. Wówczas pojawiło się
również zaproszenie dla choreografów zewnętrznych. Miałam okazję, pierwszy raz, bliżej
przyjrzeć się zespołowi baletowemu Opery Wrocławskiej, który wtedy był bardziej
zróżnicowany stylowo. Byli tancerze świetnie tańczący klasykę, ale także wiele osób, które
lepiej czuły się w tańcu współczesnym. Mimo, że to był intensywny i stresujący czas, to
bardzo dobrze zapamiętałam Wrocław. Od tego momentu interesowałam się tym, co się
tutaj dzieje. Dlatego gdy ponad rok temu został ogłoszony konkurs na kierownika baletu,
postanowiłam wziąć w nim udział. W pierwszym etapie trzeba było przedstawić wizję
rozwoju zespołu oraz program artystyczny na następne dwa lata. Po kilku miesiącach
otrzymałam wiadomość, że zakwalifikowałam się do kolejnego etapu. Odbyła się rozmowa
z dyrekcją instytucji oraz z ekspertami zewnętrznymi. W czerwcu 2022 dowiedziałam się,
że w sierpniu tegoż roku zaczynam pracę jako kierownik baletu.
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F O T . K A R P A T I & Z A R E W I C Z

BP: Zespół jest po wielokrotnych zmianach szefa. W jakiej kondycji Pani go zastała? Czy
będą zmiany? 
MD: Zastałam zespół trzydziestoosobowy, dosyć młody oczywiście oprócz tych kilku
osób, które są tutaj od wielu lat. To był dla nich dość trudny czas, nie tylko ze względu na
pandemię, ale też na zmiany kadrowe, które miały miejsce w Operze Wrocławskiej. Swoją
pracę rozpoczęłam od rozmowy z każdym członkiem zespołu. Chciałam dowiedzieć się 
o nich czegoś więcej, gdzie się kształcili, gdzie wcześniej tańczyli, co sprawiło, że
przyjechali do Wrocławia, jakie mają oczekiwania. Jednocześnie informowałam tancerzy 
o mojej wizji. Dla mnie ważne jest utrzymanie repertuaru klasycznego, ale interesuje mnie
świat współczesny oraz rozwój sztuki tańca – nie tylko balet. Z jednej strony obecnie, 
z wiadomych powodów, nie możemy grać i tańczyć do muzyki rosyjskiej więc nie
wystawimy Dziadka do orzechów, Jeziora łabędziego czy Śpiącej Królewny. Z drugiej strony
mamy też pozycje z repertuaru światowego, nad którymi należy się zastanowić czy one
nadal są aktualne w takiej formie, w jakiej je znamy. Bowiem prezentują one wartości,
które dziś są kwestionowane, np. Korsarz czy Bajadera. Ważne jest dla mnie, aby tancerze
Opery Wrocławskiej byli świadomi, że niezależnie od tego, czy będziemy tworzyć w języku
baletu klasycznego, czy też szukać swojego własnego stylu, to oczekuję, że będą na to
otwarci. Przychodząc do zespołu w sierpniu miałam świadomość, że wielu twórców, z
którymi chciałabym współpracować, są to osoby bardzo zajęte i w związku z tym na
możliwość pracy z nimi należy poczekać. Miałam dużo szczęścia, że udało mi się zebrać
grupę realizatorów i przygotować Tryptyk baletowy, którego premiera odbyła się w marcu.
W tym pierwszym roku musimy jednak brać pod uwagę nie tylko to, co chcemy robić, ale
też to, co możemy zrobić, a także jakie są nasze możliwości. Pracując na co dzień z
tancerzami, staram się rozwijać ich, aby byli nie tylko odtwórcami, ale także
współtwórcami gdy tworzymy coś nowego. Odpowiadając na pytanie czy zespół się
zmieni, to wydaje mi się, że wiele zależy od nich samych. Mamy kilku wspaniałych
artystów, którzy są bardzo wszechstronni i mam do nich pełne zaufanie. Są też osoby
bardzo młode dopiero po szkołach, które swój warsztat wciąż kształtują i moją rolą jest
pomóc im się rozwijać. 
BP: W jaki sposób zamierza Pani wykorzystać swoje różnorodne i interesujące
doświadczenie, w szczególności to brytyjskie z Rambert czy z English National Ballet oraz
współpracę z Tamarą Rojo w prowadzeniu zespołu? 
MD: Zacznę od współpracy z Tamarą Rojo, z którą mamy podobne wizje rozwoju sztuki
baletowej jak i inwestowania w taniec, w kobiety-choreografki. Nie wiem czy na całym
świecie, ale na pewno w Wielkiej Brytanii mamy do czynienia z sytuacją, w której na
początku drogi kształcenia baletowego jest zdecydowanie więcej dziewczynek niż
chłopców, a później z czasem to właśnie chłopcy mają więcej możliwości rozwojowych i to
oni zostają liderami sztuki tańca. Przez wiele lat zastanawiałam się skąd bierze się ta
dysproporcja oraz brak równowagi płci. Dlaczego brakuje choreografek, dlaczego ich nie
ma? Odpowiedź jest taka, że ich nie brakuje, ale ich nie widać. Zazwyczaj realizują prace 
w mniejszych, studyjnych przestrzeniach. To właśnie Tamara Rojo przyczyniła się do
uwidocznienia autorek baletów w Wielkiej Brytanii. Stworzyła wiele możliwości działania
na szeroką skalę. Miałyśmy możliwość przygotowywania i wystawiania prac na głównych
scenach. Jestem bardzo wdzięczna Tamarze za to, co zrobiła dla rozwoju baletu i dla mnie
osobiście. Co prawda nie ułożyłam niczego dla głównego programu, ale stworzyłam
projekt na dużą skalę, właśnie z jej wsparciem i we współpracy z English National Ballet. 



większość kierowników zespołów baletowych w Polsce,
mam świadomość jako producent tańca, ile kosztuje
realizacja nowego spektaklu czy wznowienia. Dlatego
staram się dopasować do możliwości finansowych
instytucji. Natomiast decyzja czy na te pomysły znajdzie
się finansowanie nie należy do mnie. Jest to kwestia
priorytetów każdej instytucji. W tym upatruję największej
różnicy - autonomii i możliwościach podejmowania
decyzji budżetowych w Polsce, a w tych pozostałych
krajach, w których miałam przyjemność i możliwość
pracować. W sezonie 2022/23 zrealizowaliśmy jedną
premierę. To Tryptyk baletowy, będący programem
pokazywanym pierwszy raz w Polsce. Okres, w którym
rozpoczęłam pracę na stanowisku kierownika baletu, był
zbyt krótki, aby stworzyć coś całkowicie nowego. 

BP: Jedna z jego części to Pani choreografia. Bardzo się z
tego cieszę. Jako wzorzec stawiam sobie teatry
niemieckie w małych miejscowościach, w których mamy
dobrego twórcę prowadzącego zespół. Tak jest np. w
Norymberdze. Te miasta stają się „domami twórczymi”,
„laboratoriami”. W Polsce mamy jednak bardzo duży
deficyt choreografów – albo ich jeszcze nie odkryliśmy,
albo ciągle pojawiają się te same nazwiska. Pani pierwsza
premiera bardzo mnie pozytywnie zaskoczyła, ponieważ
pokazuje całkowicie odmienne myślenie i planowanie,
zaproszenie do współpracy ciekawych artystów. W jakim
kierunku będą szły Pani wybory – czy Wrocław stanie się
miejscem odkrywania innych i nieznanych dotąd nazwisk,
czy również będą to spotkania już ze sprawdzonymi
twórcami?

BP: Czy Pani zdaniem możemy w ogóle porównywać się do jakichkolwiek zespołów poza
granicami Polski? Z perspektywy kilku miesięcy pracy, jak porównuje Pani własne
założenia, z którymi przyszła pracować, z zastaną rzeczywistością i świadomością, że
możliwości produkcyjne mogą być jednak bardzo ograniczone?
MD: Polityka kulturalna w państwach, w których pracowałam: Danii, Szwecji, Wielkiej
Brytanii i Polsce, jest odmienna. W zagranicznych instytucjach pracowałam jeszcze przed
kryzysem ekonomicznym z 2008 roku, co niewątpliwie miało bezpośredni wpływ na
finansowanie realizowanych działań kulturalnych. Podobnie dziś jest w Polsce, w której
borykamy się z globalnymi skutkami pandemii, a ta wiele rzeczy opóźniła i utrudniła.
Dodatkowo prowadzone działania wojenne, za naszą wschodnią granicą, także wiążą się 
z ograniczeniami, w tym finansowymi. Największą różnicą, którą obserwuję, jest kwestia
odpowiedzialności za decyzje budżetowe. Kto i w którym momencie decyduje o
przyznaniu finansowania dla aktywności kulturalnej. Jestem w podobnej sytuacji jak
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MD: Być może to są wybory nieoczywiste, ale niekoniecznie w świecie nieznane. Znam
tych artystów od ponad dwudziestu lat – poznałam ich jako młoda tancerka. Meryl
Tankard stworzyła Bolero dla zespołu baletowego w Lyonie ponad dwadzieścia lat temu i
od tego czasu było grane z pozytywnym odbiorem we Francji czy Stanach Zjednoczonych.
Ja tańczyłam w nim w Goteborgu. Artystka pochodzi z Australii, często współpracuje z
Régisem Lansac, który jest realizatorem projekcji multimedialnych. Z Javierem De Frutos
współpracowałam wielokrotnie nad nowymi pracami. Bardzo dobrze się rozumiemy. Choć
sama nie tańczyłam Elsa Canasta, jest to choreografia, która została stworzona dla zespołu
Rambert, przed tym jak ja do niego dołączyłam. To przedstawienie cieszyło się dużą
popularnością zarówno w Anglii jak i w Szkocji – później przejął je Scottish Ballet oraz
Charlotte Ballet w Stanach Zjednoczonych. Patrząc na możliwości nie tylko sceny, ale
również naszego zespołu baletowego, starałam się przedstawić program różnorodny.
Mimo, że są to prace bardzo odmienne, to jako wieczór będą ze sobą spójne. Wydaje mi
się że kwestia tego, że w Polsce widzimy, słyszymy i oglądamy wciąż te same nazwiska
wynika z braku wiary w siebie, wiary w podjęcie pewnego rodzaju ryzyka artystycznego.
Mamy programowanie rzeczy, które już sprawdziły się na polskich scenach i są bezpieczne.
Moje propozycje premierowe zaistniały w innych krajach, natomiast w Polsce ci
choreografowie nie mieli wcześniej przestrzeni, żeby zaprezentować swoją sztukę. Mam
nadzieję, że to, co przygotowaliśmy spodoba się publiczności nie tylko we Wrocławiu, ale 
i w całym kraju.
BP: Oby tak się stało, czego życzę z całego serca. Myślę, że to otwarcie będzie ważne i
życzę Pani wytrwałości do zmiany i żeby w pełni udało się zrealizować program na miarę
zespołu i oczekiwań publiczności. 
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Zespoły baletowe to dziś tancerze z wielu krajów, istny tygiel kulturowy. Polacy również
obecni są w wielu miejscach rozsianych na mapie świata. Przedstawiamy szóstkę tancerzy,
którzy realizują się za granicą. Zadaliśmy im trzy te same pytania. Poznajmy tych, którzy
wybrali ścieżkę kariery w odmiennych warunkach organizacyjnych i społecznych. Oto
garść ich doświadczeń oraz spostrzeżeń.

Nasi w świecie
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Dlaczego wyjechałaś z Polski? 
Hmmm... To pytanie, które ostatnio pojawia się dość często w moim życiu i nie jestem pewna 
czy znalazłam na nie odpowiednią odpowiedź. Teatr Wielki-Opera Narodowa w Warszawie był
przez lata moim marzeniem. Jako uczennica szkoły nie miałam innych celów związanych z tańcem
niż ten, by występować na deskach stołecznych. Po niecałym sezonie w Operze Nova 
w Bydgoszczy, w 2009 roku dołączyłam do zespołu Polskiego Baletu Narodowego. Uwielbiałam
taniec klasyczny, ale byłam także zafascynowana współczesnymi produkcjami. Jedna z nich
odmieniła moje życie, zmieniła mnie jako tancerkę. Było to Święto Wiosny w choreografii 
Emanuela Gata. Taniec współczesny, 5 osób w obsadzie, bose stopy i niezwykle fizyczny ruch.
Uwielbiałam ten spektakl, dobrze się w nim czułam. Pojawiło się we mnie przeczucie, 
ze powinnam poświęcić więcej czasu na odnalezienie siebie w tańcu. Po paru latach podjęłam
szaloną decyzję o spróbowaniu swoich sił w Nowym Jorku. Był to zdecydowanie skok na głęboką
wodę. To miasto i jego możliwości wystawiły mnie na próbę jako tancerkę, ale także jako 
człowieka. Z perspektywy czasu i po wielu przemyśleniach mam wrażenie, ze bodźcem do mojego
wyjazdu było zainteresowanie innymi stylami tańca, ale także możliwość sprawdzenia 
się w codziennym życiu, w innym miejscu świata.

Czym jest praca w zagranicznym zespole? 
Z mojego doświadczenia praca tancerza jest wszędzie taka sama, ponieważ jest to praca nad
samym sobą. Nad własną techniką, nad własnymi możliwościami, nad byciem otwartym na
sugestie innych. Jako uczennica szkoły baletowej miałam zajęcia z repertuaru z Panią Ewą
Głowacką, której słowa powtarzam w głowie do dziś: „Tancerz uczy się całe życie”. Czy jest to
zespół w Polsce, czy za granicą, wymagania tej pracy są zawsze wysokie. Polski Balet Narodowy
jest ogromnym zespołem, jest częścią wielkiej instytucji. Od czasu wyjazdu z Polski pracuję w
mniejszym gronie tancerzy. Zespoły tańca współczesnego mają to do siebie, że jest nas mniej, 
a podróży więcej. Obecnie pracuję w Gauthier Dance//Dance Company Theaterhaus Stuttgart, 
w którym mamy bardzo bogaty repertuar i w zależności od sezonu gramy 60-100 spektakli rocznie.
Nie jesteśmy teatrem państwowym tzw. Staatstheater, więc w momentach kryzysowych takich jak
niedawna pandemia, byliśmy w stanie błyskawicznie dostosować sezon do obecnej sytuacji
 i zasad panujących na świecie. 

Co jest odmiennego i ciekawego w pracy za granicą? 
Mieszkając w Niemczech zauważyłam jak bardzo rozwinięta jest kultura w tym kraju. Niemalże
każde miasto ma teatr, liczba festiwali tanecznych jest ogromna. Środki transportu są bardzo
dobrze zorganizowane więc oglądanie spektakli i czerpanie z nich inspiracji jest bardzo dostępne.
Praca w Niemczech ma podobne zasady jak praca w Polsce. Jesteśmy w Europie, Unii
Europejskiej więc wiele rzeczy jest spójnych. To praca w Stanach Zjednoczonych czy Kanadzie
była dla mnie na początku zaskoczeniem. Jako młoda osoba byłam przyzwyczajona i wręcz
przekonana, że każdy zespół ma swój teatr. W Ameryce, wiele zespołów wynajmuje sale do prób,
spektakle odbywają się w różnych teatrach, niekiedy zdarzają się specjalne pokazy w muzeum.
Istnieją również zespoły, których większość spektakli odbywa się na tournée. Tak też było z Les
Ballets Jazz de Montreal. Około 5 miesięcy w roku spędzaliśmy na wyjeździe, a najdłuższe 
tournée potrafiło trwać nawet 6 tygodni. Jest to niezwykłe doświadczenie, które zmienia ciebie 
nie tylko jako tancerza, ale również jako człowieka. Uwielbiam poznawać tancerzy z innych krajów,
mam niezwykłą przyjemność z podróży z zespołem, a ogromna liczba spektakli przypomina mi o
tym, że „tancerz uczy się całe życie”. Praca za granicą stwarza mi te możliwości.
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Dlaczego wyjechałeś z Polski?

Wyjechałem z Polski podążając za marzeniami. Chciałem uczyć się tańca za granicą 
i zostać pierwszym solistą w prestiżowym zespole baletowym. Podczas Prix de
Lausanne – konkursu baletowego w Szwajcarii, otrzymałem stypendium do The Royal
Ballet w Londynie. Jest to jeden z najlepszych zespołów baletowych na świecie. Król
Karol przychodzi do nas oglądać spektakle baletowe!

Czym jest praca w zagranicznym zespole?

 Praca w dużym zespole baletowym jest ogromnym wyzwaniem. Zwykle
przygotowujemy kilka baletów w tym samym czasie. Nasze ciało i umysł często są
wyczerpane. Zaraz po porannej rozgrzewce zaczynamy próby, które odbywają się 
w ciągu dnia, a wieczorem mamy spektakl innej produkcji. Bycie członkiem tak dużego
zespołu wiąże się z codzienną samodyscypliną. Tancerze dbają o swoje ciało,
przygotowując je na kolejne wyzwania. Budują w ten sposób swój repertuar. Nauka
kolejnych ról i zdobywanie wspaniałych doświadczeń pozwala na rozwój i rozbudza 
w nas pragnienie, żeby tańczyć więcej i jeszcze lepiej.

Co jest odmiennego i ciekawego w pracy zagranicą?

The Royal Ballet jest zespołem, do którego dołączyłem zaraz po tym jak skończyłem
szkołę baletową. Nie mam więc porównania do tego co jest poza murami Royal Opera
House. Jest to zespół z długą historią, którego oryginalny repertuar baletu nadal
tańczymy. Nie jest to zwyczajny zespół baletowy. Wszyscy to tancerze, niezwykle
utalentowani, którzy dają z siebie o wiele więcej niż jest wymagane. Jesteśmy
uzależnieni od tańca i nie wyobrażamy sobie życia bez porannej rozgrzewki przy drążku,
codziennego wysiłku podczas prób, mnóstwa potu i oczywiście spektakli na scenie.
Balet jest najtrudniejszym zawodem atletycznym, ale co jest bardzo ważne – balet jest
sztuką. Wszyscy tancerze The Royal Ballet nieustannie ćwiczą swoje ciało na siłowni,
pilatesie i pod okiem specjalistów od fizjoterapii. Wszystko po to, aby na scenie nasze
ciało, jak dobrze przygotowany i naoliwiony instrument, mogło w pełni sił zatańczyć 
i w pełni wykorzystać swój ruch, tworząc widowisko w harmonii z muzyką, które może
podziwiać tysiące widzów.
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Dlaczego wyjechałaś z Polski? 

Mój wyjazd z Polski nie był nigdy planowany, po prostu tak się potoczyło moje życie. Od razu 
po szkole zaproponowano mi pracę we Francji, a następnie wyjechałam do Wiednia. Później
znalazłam swoje artystyczne szczęście na Słowacji w Bratysławie.

Czym jest praca w zagranicznym zespole? 

Myślę, że nie ma różnicy pomiędzy pracą w zespole baletowym poza granicami a w ojczystym
kraju. Podstawą jest, aby każdego dnia pracować nad sobą i zdobywać nowe doświadczenia.
Potem wszystko zależy od repertuaru danego teatru, w którym się występuje.

Co jest odmiennego i ciekawego w pracy za granicą? 

Nasz zawód jest bardzo specyficzny. Nie dostrzegam większych różnic w pracy za granicą. 
Z pewnością odmienne jest wynagrodzenie, które tancerz otrzymuje. To jednak zależy od
możliwości finansowych oraz stopy życia w danym państwie. Dla mnie dodatkową wartością 
było to, że mogłam nauczyć się nowych języków. 
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Dlaczego wyjechałaś z Polski? 
Gdy zaczynałam edukację poziom kształcenia profesjonalnych tancerzy oraz nakładanie nacisku
na wszechstronność tancerza był zdecydowanie niższy w Polsce, w porównaniu do innych
państw. Ze względu na to, że interesuję się nie tylko tańcem klasycznym, ale również
współczesnym, szukałam wraz z rodzicami sposobu na lepszy i większy samorozwój. W ten
sposób spędzałam wakacje uczestnicząc w różnych warsztatach za granicą: w Niemczech, 
Anglii, Monako, w trakcie których miałam styczność z innymi metodami nauczania oraz kulturą
pracy.To uświadomiło mi zupełnie inne postrzeganie tańca oraz możliwego rozwoju - w sposób
taki, który bardziej do mnie przemawiał. 

Oprócz tego zależało mi na nauce języka angielskiego. A jak wiadomo, nic nie pomaga tak jak
wyjazd za granicę oraz codzienna z nim styczność i praktyka. Po konsultacji z rodzicami
uzgodniliśmy, że po ukończeniu gimnazjum najlepiej będzie kontynuować edukację za granicą. 
W moim przypadku był to Tring Park School For The Performing Arts w Anglii. Ta zmiana miała
wielki wpływ na to, w którym miejscu się teraz znajduję i z jaką świadomością ciała i pokorą
podchodzę do wielu rzeczy – nie tylko związanych z tańcem. Wszystko uczy człowieka. 

Czym jest praca w zagranicznym zespole? 
Moja droga zaprowadziła mnie do czeskiej Ostrawy i Narodni Divadlo Moravskozleske. Mimo
pracy „za granicą" do Polski mam zaledwie 20 minut więc nie odczuwam za bardzo tęsknoty za
krajem. Dzięki takiej, a nie innej lokalizacji, nie narzekam na brak wizyt ze strony bliskiej mi
rodziny. Na początku największą trudność sprawiała mi komunikacja z ludźmi. Nie wszyscy 
w Ostrawie posługują się językiem angielskim (powiedziałabym, że zdecydowana mniejszość) 
więc na początku był to dla mnie wielki szok! Niemniej jednak dzięki temu udało mi się
zaadaptować i nauczyć języka czeskiego, co uważam teraz za duży plus. Mieszkanie za granicą
też nie jest to dla mnie czymś nowym, ponieważ wcześniej (nawet w Polsce) mieszkałam w
internacie od 12 roku życia.

Co jest odmiennego i ciekawego w pracy za granicą? 
Nigdy nie pracowałam w Polsce, ale śledząc portale społecznościowe moich znajomych oraz
czasami oglądając spektakle na deskach teatrów, mogę stwierdzić, że repertuar taneczny 
i baletowy, za granicą jest szerszy i bardziej wszechstronny.

Wydaje mi się, że pracując w Polsce nie miałabym do czynienia z taką różnorodnością kulturową.
Wiem, że w polskich teatrach również pracują obcokrajowcy, ale jednak duży procent tancerzy to
Polacy. W ostrawskim teatrze jest zupełnie odwrotnie i na czterdzieści osób tylko dwójka to 
Czesi. Dzięki temu, że tancerze pochodzą nie tylko z Europy, ale także z Ameryki czy z Azji, to
dużo uczymy się od siebie. W każdym kraju jest inny model nauczania. Uważam, że jest to
bardzo istotne, ponieważ bycie tancerzem oznacza, że zawsze jest miejsce na rozwój. Plotki 
i pogłoski, niosą że w zespołach baletowych jest dużo zawiści, szczególnie jeśli chodzi o partie
solowe. W naszym zespole jest zupełnie przeciwnie. Na każdej próbie czuć wzajemne wsparcie 
i szacunek. Czerpiemy od siebie dużo inspiracji i wsparcia. Jesteśmy jak jedna wielka,
międzynarodowa rodzina!
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Dlaczego wyjechałeś z Polski?

Wyjechałem z Polski gdyż nie chciałem, aby ktoś mówił mi w jaki sposób, artystycznie, mam się
wyrażać i w jakiej formie. Jakiegoś rodzaju, nieświadoma opresja zatrzymywała mnie w wolnym
wyrażaniu siebie.

Czym jest praca w zagranicznym zespole?

 Praca w zagranicznym zespole to przede wszystkim dyscyplina, bycie otwartym na każdego
rodzaju choreografie, absolutne poświęcenie roli, którą się tańczy, a także możliwość współpracy
ze wspaniałymi artystami z całego świata!

Co jest odmiennego i ciekawego w pracy zagranicą?

Trudno mi odpowiedzieć na to pytanie, gdyż nigdy nie pracowałem w polskim teatrze. Być możne
totalne zaangażowanie w to co się robi, ponieważ nie będąc najlepszym można bardzo łatwo
stracić swoją pozycję.



PIO
TR STAŃC

ZYK
The N

ational Ballet of Canada, Toronto, Kanada

F
O

T
O

: C
Y

L
L

A
 V

O
N

 T
IE

D
E

M
A

N
N

.C
O

U
R

T
E

S
Y

 O
F

 T
H

E
 N

A
T

IO
N

A
L

 B
A

L
L

E
T

 O
F

 C
A

N
A

D
A

.



Dlaczego wyjechałeś z Polski?
Wyjechałem z Polski z kilku powodów. Pierwszym z nich była zmiana systemu politycznego w
1989 roku. Miałem wtedy dziesięć lat i przez całe swoje młode lata byłem świadkiem i
doświadczałem konsekwencji tej zmiany. Wszyscy wiemy jak trudne były lata dziewięćdziesiąte
XX wieku w Polsce. Nie było to dla mnie, jako młodego artysty, miejsce do rozwoju.
Obserwowałem zmagania moich rodziców i chciałem dla siebie czegoś lepszego. Po drugie,
powoli na przełomie lat osiemdziesiątych i dziewięćdziesiątych XX wieku mieliśmy dostęp do
zachodnich mediów i dzięki dwóm programom telewizyjnym: Bogusława Kaczyńskiego Rewelacja
miesiąca i Bliżej Świata zafascynowałem się Zachodem. Po raz pierwszy mogłem oglądać takich
tancerzy baletowych jak: Sir Anthony Dowell, Michaił Barysznikow oraz Peter Schaufuss, czyli
największych tancerzy XX wieku. Współczesne prace Glena Tetleya i Marthy Graham pokazały
mi, że obok baletu klasycznego istnieje zupełnie inny świat. Moja fascynacja rosła i kiedy tylko
nadarzyła się okazja, wyjechałem. Byłem młody i niespokojny, szukałem przygód.

Czym jest praca w zagranicznym zespole?
Jedyną różnicą, jaką widzę w zespołach europejskich i amerykańskich jest struktura sezonu. W
Europie zespoły baletowe są częścią teatru jako całości. Występują również w operach i
otrzymują wsparcie rządowe. Wychodzą na scenę co tydzień, przez cały rok. W Ameryce i
Kanadzie działamy na własną rękę i otrzymujemy ograniczone wsparcie od rządu. W Toronto
prezentujemy średnio około 85 przedstawień rocznie, podzielonych na pięć odrębnych
fragmentów, które przypadają na miesiące sierpień, listopad, grudzień, marzec i czerwiec. Jest to
zupełnie inny sposób pracy, który ma swoje plusy i minusy.

Co jest odmiennego i ciekawego w pracy zagranicą?
Moja praca stwarza mi możliwość podróżowania po całym świecie od Singapuru, Moskwy,
Londynu, po Paryż oraz oczywiście po Ameryce i Kanadzie. Wszystkie zespoły są teraz
instytucjami międzynarodowymi. Język angielski zdominował nasze środowisko, a podczas
ćwiczeń pracujemy jak w każdej innej instytucji. Różnice w pracy są zatem niewielkie.

To, co jest ciekawe w pracy w Kanadzie, to bycie częścią budowania kanadyjskiej tożsamości
kulturowej. Polska ma bardzo długą i bogatą historię, ponad 1000 lat. Mamy piękną kulturę, która
rozwijała się przez ten czas, z wieloma ważnymi faktami historycznymi, ważnymi kompozytorami,
malarzami i twórcami we wszystkich dziedzinach sztuki. Polski Polonez i Mazurek są w wielu
operach i wielkich produkcjach baletowych. Polska kultura ma ogromny wpływ na świat sztuki.
Myślę, że jako Polacy nie zdajemy sobie z tego sprawy. 

Dla porównania Kanada jest młodym i wielokulturowym krajem, który dopiero buduje swoją
tożsamość. Bycie częścią tego procesu uczyniło moją karierę i życie bardzo interesującym.
Jestem częścią budowania narodowego dziedzictwa, częścią czegoś większego. To nie była
świadoma decyzja, raczej przyszła z czasem. Uświadomienie sobie, co mogę dać jako artysta i
człowiek tej młodej, rozwijającej się społeczności.
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Brzydkie słowo na „pe”

Zarówno film Białe noce z 1985 roku, w którym
Barysznikow gra rolę radzieckiego tancerza baletowego,
który zbiegł osiem lat wcześniej do USA, będąc teraz jej
obywatelem, jak i aktualne wypowiedzi tego światowej
sławy tancerza, aktora i choreografa, wpisać możemy 
w dyskusję o roli i obecności rosyjskiej kultury i jej
artystów w cywilizowanym świecie po 24 lutego 2022
roku. Filmowego Rodchenkę i prawdziwego
Barysznikowa łączy to samo pragnienie: życia wolnych
ludzi w wolnym świecie. Pierwszy potępia schyłkowy
Związek Radziecki, drugi współczesną „demokrację pana
pe”. W filmie Białe noce pada stwierdzenie o „życiu 
w obozie pracy”. Czy zatem obecna Rosja jest radykalnie
inna? Trudno będzie to potwierdzić. Ludziom
ukształtowanym w zachodniej kulturze łatwo przychodzi
definiowanie tego, co właściwe i moralne. Co więcej, to
właśnie my wprowadziliśmy do powszechnego obiegu
pojęcia i definicje pasa klimatu umiarkowanego, a te
zdominowały współczesny dyskurs. Narzucamy
interpretacje, przy tym mając zazwyczaj dobre intencje.
Zarówno ZSRR w latach osiemdziesiątych ubiegłego
wieku, jak i dzisiejsza Rosja to państwa, które bez trudu
można uznać za autorytarne. Czy obiektywnie znaczący 
i uznany za światowy dorobek rosyjskiej kultury
cywilizuje ten obraz? Z pewnością nie, choć w nas
powoduje poznawczy dysonans, kiedy musimy zdać sobie
sprawę, że to samo państwo stać na najwyższe
okrucieństwo, jak i na kulturalne akty strzeliste. Te
ostatnie nauczyliśmy się czytać w sposób uniwersalny.
Tymczasem samą Rosję, także tę brutalnie rządzoną przez
„pe”, traktujemy jako państwo kontrastów.

W państwie, za którym tęskni „pe” awaryjnie ląduje samolot pasażerski. Wśród pasażerów
znajduje się jego były obywatel, wybitny tancerz baletowy Nikolai Rodchenko, a właściwie
Michaił Barysznikow. Czy to ciągle film Taylora Hackforda, czy może profetyczna wizja
tego, do czego doprowadził barbarzyńca „pe”? Współczesny Barysznikow potępiający „pe”
uważa, że Rosja wróciła do czasów stalinowskich. On sam, co podkreśla, od blisko 50 lat
cieszy się życiem w wolnym świecie, będąc obywatelem USA (w 1974 roku prosi
Amerykanów o azyl polityczny, uciekając w trakcie tournée w Kanadzie) i Łotwy (od 2017
roku; Barysznikow urodził się w Rydze).



Może właśnie na tym polega nasz problem. Nie widzimy w barwie tonów pośrednich. Nie
rozróżniamy interwałów. Ktoś decyduje się na mimikrę, ktoś bierze pieniądze i przywileje,
inny jest po prostu pogodzony z własnym losem. Jeszcze inny wyznaje wiarę w reżim „pe”.
Dla Barysznikowa zachowanie neutralności przez rosyjskich artystów i sportowców
żyjących na zachodzie to już „mocne stanowisko”. Z kolei my myślimy o tym świecie nie
całościowo, ale segmentami. Widzimy artystów, naukowców, żołnierzy, zbrodniarzy. 

Spójrzmy zatem na artystów. Pojawić musi się pytanie o efekt społecznej recepcji sztuki 
w państwie autorytarnym, ujmując historycznie państwem-agresorem. Artysta biorący
udział w jego przedstawieniu to także osoba legitymizująca porządek mieniący się
najsprawiedliwszym na ziemi. Sam Barysznikow, będąc w kontrze, pisze list do „pe”,
wieszcząc że jego rosyjski świat strachu nigdy się nie ziści. W filmie Nikolai Rodchenko,
otrzymuje szansę powrotu na leningradzką scenę w Teatrze Opery i Baletu Kirowa
(dzisiejszy Teatr Maryjski w Sankt Petersburgu). Ma świadomość konsekwencji tej
radzieckiej wspaniałomyślności, co potwierdza scena, w której bohater stojąc w pustym
teatrze, na wielkiej scenie, płacze. Mamy zatem obraz tego, czego pragnie wybitny solista,
który jednak traci bezpowrotnie kontrolę nad tym dla kogo tańczy jego ciało i kto
ostatecznie posiada prawa autorskie. Te ostatnie ma dziś „pe”. Sławni Rosjanie, nawet
wbrew własnej woli, będą lokatorami obozu pracy. Uzależnieni od potrzeb własnego
talentu, za co trudno ich potępiać, pozostają podporządkowani potrzebom rosyjskiej
propagandy. Oczywiście są i tacy, którym ten świat i „pe” są identycznie bliscy. Nie
wszyscy dziś przerzucamy winy na rosyjskich artystów, podobnie nie robimy z samymi
działami sztuki. Tym niemniej ich źródeł pochodzenia nie wolno nam ignorować. Kultura
rodzi się bowiem nie tylko na podmiotach i orzeczeniach, ale również w interwałach 
i spójnikach. 

Rosyjscy artyści, oklaskiwani w ostatnich latach na europejskich i światowych scenach,
zostali „poproszeni” o deklaracje odcięcia się od polityki „pe”. Anna Netrebko, słynna
sopranistka, odwołując swoje występy w Niemczech ograniczyła się do stwierdzenia 
o niewłaściwym czasie na koncerty. O „pe” taktycznie milczała. Dyrygent Walerij Giergijew
stracił pracę w Filharmonii Monachijskiej, bowiem nie zareagował na wezwanie do
opowiedzenia się przeciw dyktatorowi. Zdecydowany był rosyjsko-niemiecki pianista Igor
Lewit zaznaczając, że uwłaczałoby sztuce to, gdyby była usprawiedliwieniem muzyków,
którzy zdecydowali się milczeć. 



Czy wymuszone deklaracje niechęci do
„pe” uspokoją nasze sumienia? Wątpię,
choć wiem, że wielu to w zupełności
wystarczy.

W kontrapunkcie do postaci ex-Rosjanina
Rodchenki pojawia się w obrazie Taylora
Hackforda, granego przez Gregorego
Hinesa ex-Amerykanin, czarnoskóry aktor 
i tancerz, który ucieka do Związku
Radzieckiego. Zbieg z kraju każącego nieść
mu wolność w mundurze armii wysyłanej
na zamorskie wojny, ze świata nie
potrafiącego poradzić sobie z jego
pochodzeniem. Trafia do ZSRR, państwa
które symuluje mu te wolności. Dowie się
tego jednak dopiero wówczas, kiedy
sprawdzi ich przydatność osobiście. Od
takiej wolności można tylko uciekać.
Tytułowa metafora przypomina, że nie
wszyscy w czasie białych nocy są w stanie
odróżnić dzień od nocy. Ostatecznie wraz
z radziecką żoną wybierze los dezertera 
w starym kraju. Do wolności ponownie
przysposobi go Rodchenko. Splatające się
losy bohaterów można podsumować znaną
sentencją: droga ze wschodu na zachód nie
jest tym samym, czym droga z zachodu na
wschód.

Ostatnim akordem filmu Białe noce jest
oscarowa piosenka Lionela Richie Say You,
Say Me. Padają w niej słowa: „czas
uwierzyć, uwierzyć w to kim jesteś, jesteś
świecącą gwiazdą”. Czy można uznać
dorobek ludzi kultury, światowej sławy
artystów za własność nas wszystkich?
Można, ale pamiętajmy, że tego samego
pragnie „pe”. Dlatego zawsze pytajmy 
o motywacje.

 [EL Kyōju]

Wielu ludzi sztuki już dzień po wybuchu
wojny, także z Rosji, potępiło krucjatę „pe”.
Odwoływali swoje występy w rodzimym
kraju. Co ciekawe po stronie głównego
lokatora Kremla opowiedzieli się rosyjscy
filmowcy, z Nikitą Michałkowem na czele.
Z wielu powodów, które zdawać nam się
mogą rozpoznane, istotne wydają się dwa.
Po pierwsze, aktorzy filmowi i teatralni nie
są aż tak zawodowo uniwersalni, w
przeciwieństwie choćby do muzyków.
Zostaje im wybór pomiędzy możliwością
grania a zmianą zawodu. Drugi argument
wiąże się silniej z kulturą rosyjską,
znajdującą swoje odbicie w samej polityce.
Aktorzy i reżyserzy reprezentują świat
Rosjan, właśnie ten niebędący
uniwersalnym, lecz wynikający z
wewnętrznych procesów kulturowych 
i społecznych, obrazujący i kształtujący
rosyjską duszę. Część z nich świadomie
bierze aktywny udział w polityce przez
wielkoruskie „pe”. Zwolennicy i wyznawcy
mogą liczyć na znaczne profity. Jest
jeszcze jedna grupa, której los symbolizują
łzy Nikolaia Rodchenki. Żarliwie
potępiający despotę, ale za wszelką ceną
chcący obronić kulturę rosyjską. Tu jako
komentarz posłużyć może pierwsza scena
z filmu Hackforda – ostatni akt baletu Le
Jeune Homme et la Mort. Młodzieniec
zostaje przymuszony do ostateczności
przez wiarołomną kobietę. Czy wobec tego
kultura rosyjska zdradziła artystów, czy
zdradził ich tylko sam „pe”? Liczy się więc
perspektywa, jakiej użyjemy do oceny tych
zachowań. Być może jest pewne
rozwiązanie, choć trudno uznać je za
idealne. Oderwać rosyjską sztukę i
artystów od świata „pe”. Tylko czy brak
logotypu tego współczesnego barbarzyńcy
będzie czymś więcej niż zalegalizowaniem
rosyjskiej kultury dla wygody i uciechy
zachodniej opinii publicznej? 

1



Czy Ty jesz słodycze?

To pytanie zadaje sobie wielu - Jak wygląda dieta artystek baletowych? O tym jak jedzą,
jak ułożyć dietę tańcząc opowiedziała nam Aneta Wira-Ostaszyk. 

Artystka Polskiego Baletu Narodowego, absolwentka warszawskiej szkoły baletowej oraz
Uniwersytetu Muzyczego Fryderyka Chopina na kierunku pedagogika baletowa. Obecnie
nauczycielka tańca klasycznego w warszawskiej szkole baletowej oraz w prywatnej Młody
Balet Polski. Autorka bloga baletowego simpledancerslife.com oraz współautorka książki
„Mój balet. Opowieść o tańcu: od szkoły do sceny” (Nasza Księgarnia, 2020 r.).
Popularyzatorka baletu w kraju oraz organizatorka warsztatów baletowych 
w największych miastach w Polsce.
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Kwestia diety artystek baletu jest dla wielu niezwykle nurtującym zagadnieniem.
Praktycznie zawsze, gdy poznaję kogoś nowego w towarzystwie, po chwili
niezobowiązującej rozmowy pada ulubione pytanie o słodycze. Prawda jest taka, że wiele
tancerek zupełnie nie odmawia sobie słodkości. Jedna z moich koleżanek z garderoby 
w jednej szufladzie ma pełno czekolady i batoników, bo, jak sama mówi, nigdy nie wiadomo
kiedy najdzie ją ochota na słodkie i przynajmniej ma coś zawsze pod ręką.

Trening baletowy wymaga od tancerzy nienagannej kondycji fizycznej. Organizm musi być
wydolny i zdrowy, abyśmy mogli podejmować wyzwania związane z wysiłkiem podczas
przygotowań do spektakli oraz samych przedstawień. Nie zawsze też nasz wygląd jest
wynikiem diety, którą celowo wprowadzamy do swojej codzienności, by schudnąć, tylko ze
względu na ujemny bilans kaloryczny. Również przez wzgląd na nasze genetycznie
usposobienia, czy być może choroby autoimmunologiczne (na przykład Hashimoto). Aby
tańczyć balet klasyczny potrzebujemy niezwykle dużej siły i sprawności, dlatego istotą diety
tancerza jest to, aby była przede wszystkim zrównoważona. 

Jak więc najlepiej skomponować codzienne menu, gdy w perspektywie mamy kilkugodzinne
próby bądź wieczorny spektakl? Na śniadanie najlepiej wybrać posiłki bogate w
węglowodany, które zapewniają uwalnianie energii do organizmu. W mojej diecie istotną
rolę odgrywa także białko. Jest ono niezbędne dla prawidłowej regeneracji zmęczonych
mięśni. Tym bardziej jest ważne jego spożywanie po wysiłku w celu uzupełnienia
wydalonych w czasie spalania mikroelementów. Idealnie sprawdza się w porze lunchu. Nie
rezygnuję z tłuszczy, ponieważ nienasycone kwasy tłuszczowe są niezbędne do
prawidłowego funkcjonowania organizmu w ogóle! W diecie głównymi źródłami tłuszczu
powinny być oleje roślinne (m.in. oliwa z oliwek i olej rzepakowy), orzechy i pestki oraz
ryby.

Odpowiednio zbilansowana dieta i prawidłowy dobór wszystkich składników 
i makroelementów diety przeciwdziała procesom zapalnym. Ze wszelkiego rodzaju zapaleń
stawów bardzo łatwo o niechciane kontuzje. 

Tancerze, aby utrzymywać formę konieczną do wykonywania trudnych elementów
technicznych oraz wysiłku, który podejmują podczas przedstawień muszą jeść. 

Jest to paliwo do działania!

Aneta Wira-Ostaszyk
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„Ze wszystkich sztuk najlepszy jest dla nas film” – stwierdził Lenin, i tak właśnie nowe i
najlepsze „sztuki” obecnie kojarzone są z postępem techniki – kinematografią, fotografią
czy sztukami wizualnymi. O dziwo jednak również starsze muzy się rozwijają i zadziwiają.
Jedną z nich jest taniec. Chociaż towarzyszy on ludzkości od ponad 5000 lat, to obecnie
nadal powstają jego nowe odmiany. To fascynujące, że po tak długim czasie w
ograniczonej formie, jaką jest ludzkie ciało, wciąż kształtowane są nowe ruchy, czy
układy. Jak to się dzieje, że bryła w której żyje każdy z nas, poznana przez ludzkość w
chirurgicznym stopniu, prześwietlona rentgenem wciąż może kształtować nowe? I choć
sam taniec zdecydowanie nie jest nowy to jego odmiany – i owszem. 

Nowa sztuka.
Nowy taniec
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Przyczyną do tego tekstu czy raczej felietoniku był Autoportret Choreograficzny - Spektakl
taneczny: Iwony Olszowskiej, w którym na początku marca 2023 r. z autoironią przedstawiła
przebieg swojej kariery. Konfrontowała siebie i publiczność z początkami swojej
działalności zawodowej, myślami, ich biegiem i dojrzewaniem, swoją pracą. Z jednej strony
wyśmiewała „głębię” tańca, z drugiej ukazywała jego piękno. Przypominała jak wyglądała
praca tancerza i choreografa na przełomie lat dziewięćdziesiątych XX wieku i na początku
XXI wieku. To wówczas właśnie docierały do Polski nowe trendy. Wtedy również
powstawały nowe formy tańca. Ówcześnie tworzący szli w nieznane Teatr Tańca, Site
Specyfic, improwizacje oraz improwizowany taniec kontaktowy. Choć narodził się już
pięćdziesiąt lat temu, to w pryzmacie historii tańca wciąż jest „nowy”. Nowe są również
poszczególne układy oraz sama improwizacja jest nieskończenie ciągła, która nie
zatrzymuje się w punkcie „teraz”. Publiczność była świadkiem jego krótkiej historii i
wprowadzania do Polski.

Podczas autoportretu Iwona Olszowska pokazała, gdzie znajduję się taniec współczesny,
gdzie można go znaleźć. Niczym Matrix wypełniał nie tylko ciało, umysł i emocje.
Przebiegał też przez przedmioty i pomieszczenia. Nawet ściana czy okno może być
rytmem, o który się uderza, wykorzystuje odbicie okna lub przetrzymuje krzesła do
uzyskania figury. Olszowska w pewnym momencie – czteronożna tancerka, pokazała
brzydotę i dziwność. Przełamywanie barier, kreowanie nowych form, zabawę sobą –
swoim ciałem, swoimi emocjami, swoją myślą. Myślą – to raz banalną, to raptem
zaskakująco głęboką. „Kontakt improwizacja oparta jest na tu i teraz. Jest formą socjalną.
Jest dialogiem dwóch i więcej ciał, poprzez: skórę, słuch, wzrok, dotyk. odruchy” – mówi
Iwona Olszowska. Powołuje się na słowa Ray Chung „Jest pustą formą, do której można
włożyć co chcesz – co włożysz, tym „kontakt” będzie.“ „Taniec współczesny może też
wyrażać emocję, tworzyć autentyczny ruch, a kontakt improwizacja może być
przedłużeniem emocji" – dodaje. Autorka wydarzenia zwraca uwagę, że improwizowany
taniec kontaktowy wchodzi czasem w fuzje z innymi rodzajami form ruchu. Powstał on
między innymi w oparciu o aikido i mocno wykorzystuje grawitację i prawa fizyki. Oparty
jest na akcji i reakcji, a jeden z jego twórców – Steve Paxton stwierdził, że jeśli tańczysz
fizykę, tańczysz „kontakt”.

W tle wydarzenia emitowano wywiady przeprowadzone przez autorkę w latach 90. XX
wieku, czasem komiczne z dzisiejszego punktu widzenia. Wszystko to przedstawiło nam jej
warsztat pracy, sportretowany przez nią samą. Ta podróż, trwająca ponad 30 lat życia,
była też podróżą przez nową formę tańca. Właściwie równolatkę. To jak się formował, to
jak się kształtuje i to, że metę będzie miał w dowolnie wybranym miejscu przez tych,
choreografów i twórców tańca, którzy pioniersko, przepływając oceany myśli, będą
odkrywać i odgrywać nowe kontynenty form.
Czy zatem nie jest to najbardziej fascynująca ze sztuk, którą na co dzień nosimy ze sobą i
w sobie? Czy i gdzie taniec ma koniec? Wciąż nowy. Wciąż zaskakujący. Wciąż inny. I choć
taniec zdecydowanie nie jest nowy, mierząc czas od jego „wymyślenia”, to z pewnością –
być nowy, wciąż może. 

Wiktor Jasionowski 
 

Autoportret Iwony Olszewskiej „ReWizyta Dokumentacyjno retrospektywno ruchowo filmowy Para spektakl Ala remix
Wspomnieniowo Wywiadowczo Nastrojowy” odbył się 2 marca 2023 roku w Mazowieckim Instytucie Kultury. Nagrania
wybrał i zmontował po autoryzacji Iwony Olszewskiej, Marcin Janus.



BUDOWA 
I RYZYKO

Balet Opery na Zamku w Szczecinie to jeden z najmniejszych zespołów w naszym kraju.
Od sezonu 2022/23 jego kierownikiem jest tancerz i choreograf, przez lata związany z
Teatrem Wielkim w Łodzi, Grzegorz Brożek. Rozmawiamy o planach, wyzwaniach i
codzienności. 

Benjamin Paschalski: Co Pana zaintrygowało w zespole Opery na Zamku w Szczecinie, że
podjął Pan decyzję, aby wystartować w konkursie na stanowisko kierownika baletu. Jak
wiemy w Polsce otwarte eliminacje na szefa kompanii tanecznej są pewnym novum, choć
ta sama procedura miała miejsce także ostatnio w Operze Wrocławskiej. 
Grzegorz Brożek: Przede wszystkim dużo słyszałem o Szczecinie, będąc jeszcze tancerzem
Opery Nova w Bydgoszczy, Teatru Wielkiego w Łodzi, przez chwilę wcześniej Teatru
Muzycznego w Poznaniu. Zawsze to miasto przewijało się w środowisku w kontekście
sceny tańca. Było mi bliskie, gdyż odbywa się tutaj konkurs na najlepszego absolwenta
polskich i europejskich szkół baletowych „Złote Pointy”. Dlatego, gdy pojawiła się okazja,
żeby wziąć udział w konkursie, to stwierdziłem, że z moim dorobkiem i doświadczeniem
scenicznym, a także choreograficznym, warto spróbować czegoś nowego. Pomyślałem, że
przecież nie będę wiecznie tańczyć! Dlatego zgłosiłem swoją kandydaturę.
BP: Czy znał Pan wcześniej zespół, czy zadecydowały osobiste relacje i znajomości?
GB: Miejsca wcześniej nie znałem, tylko śledziłem w mediach społecznościowych to, co się
działo na tej scenie i z tej perspektywy poznawałem zespół. 
BP: Repertuaru baletu Opery na Zamku to duża zagadka. Niestety tak się ułożyło, że w
tym sezonie nie ma zaplanowanej ani jednej premiery baletowej. To dziwna sytuacja, że
przychodzi nowy szef do teatru i nie ma nowej produkcji – wyznacznika marki. Do końca
nie wiadomo, jaka jest rola tego baletu. Nazwa sceny to Opera na Zamku, nie Teatr Wielki,
stąd ciężko wnioskować o miejscu zespołu baletowego. Zatem jak się pracuje w miejscu, w
którym nie ma koncepcji nowego widowiska, nie ma wyzwań, nie ma nowych oczekiwań. 

W Y W I A D  Z  G R Z E G O R Z E M  B R O Ż K I E M  K I E R O W N I K I E M  

B A L E T U  O P E R Y  N A  Z A M K U  W  S Z C Z E C I N I E
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GB: Dla mnie, mimo wszystko, jest to wielkie wyzwanie, ponieważ pierwszy raz pełnię tę
funkcję. Wcześniej miałem styczność z prowadzeniem m.in. prób w dużym zespole w
Łodzi i realizowania swoich premier. Natomiast nowością jest to, iż jestem sam na tym
stanowisku i mam pod sobą ludzi, o których muszę zadbać oraz nimi pokierować. W tym
sezonie – jak sam Pan wie – konkurs był ogłoszony w lipcu, w połowie przerwy
wakacyjnej. Biorąc pod uwagę fakt, iż repertuar ustala się na kilka, kilkanaście miesięcy, 
a czasem nawet 2 lata wcześniej, to dlatego w momencie, w którym podjąłem się
prowadzenia baletu to plany sezonu były już określone. Co do premiery – nie było to
zamierzone, jednak przygotowanie zespołu baletowego, który wcześniej miał trochę
mniejszą styczność z tańcem klasycznym, zajmuje dłuższy czas. Chodzi głównie o lekcje,
które każdy tancerz powinien mieć minimum 4-5 razy w tygodniu, aby utrzymywać formę.
Taniec klasyczny stanowi podstawę techniki i przygotowania. Uznałem, że trzeba nieco
popracować nad odbudowaniem formy i powrotem do pewnego schematu lekcji, 
a dopiero później możemy myśleć o premierze baletowej. Ta odbędzie na początku
przyszłego sezonu i przygotujemy Don Kichota w choreografii Anny Hop. Pandemia
pokrzyżowała wiele planów, obecnie powracamy do nich. Ten pierwszy sezon to rozruch.
Poświęcam go na przygotowanie zespołu, na budowanie – nie od podstaw, bo zespół
składa się z bardzo dobrych i zdolnych tancerzy – ale do wejścia w rutynę teatru
operowego, w którym zespół musi odnaleźć się zarówno w repertuarze baletowym, 
a także operowym czy to klasycznym jak i współczesnym oraz musicalowym. 
BP: A jaki ma Pan pomysł dla zespołu? Czy to będą klasyczne spektakle baletowe, czy
również wykorzysta Pan swoje łódzkie doświadczenia, w których eksperymentował Pan 
z formą i z tańcem, poszukując swojego języka wypowiedzi artystycznej. Czy widzi Pan
miejsce dla siebie, czy bardziej dla innych choreografów, samemu pozostając kierownikiem
baletu?
GB: Wydaje mi się, że kierownik baletu również powinien być osobą kreatywną i taką,
która potrafi tworzyć dla zespołu. Oczywiście mam swoje plany. Pierwszym z nich jest
przygotowanie Kopciuszka, którego premiera może także odbędzie się w najbliższym
sezonie. Będzie to godzinny spektakl do muzyki Karola Lipińskiego, który skomponował
Wariacje na temat z opery «Kopciuszek» Rossiniego. Oczywiście są inne pomysły.
Zadaniem tego zespołu ma być przede wszystkim wszechstronność, tak, abyśmy byli 
w stanie przygotować zarówno premierę klasyczną jak i współczesną w zależności od
potrzeb naszej publiczności. A w jej głos się wsłuchujemy. Kluczowy jest balans.
BP: Istotny jest zatem rozwój zespołu, także dla możliwości kształtowania repertuaru.
Ciężko sobie wyobrazić Don Kichota z 10 osobami w szczególności, gdy mamy w nim kilka
dość znaczących partii męskich. Tak się złożyło, że Pana poprzednicy piastowali
stanowisko dość krótko, najczęściej przez jeden sezon – zarówno Dominik Muśko,
Zbigniew Czapski-Kłoda, czy Lucyna Zwolińska. Nie boi się Pan, że przychodzi również na
chwilę? Śledząc stronę internetową widzę, że pewne kwestie Pan już ukształtował. Ma
Pan asystenta-pedagoga, którą jest tancerka – Ksenia Naumets, prowadząca lekcje
baletowe, istotne dla kształtowania zespołu. Wiem, że poszukuje Pan nowych tancerzy.
Jak działać, aby szefować dłużej niż jeden sezon?



BP: Powróćmy jeszcze do kwestii umiejscowienia zespołu
baletowego. W specyfice polskich zespołów operowych
tak je nazwijmy, które nie mają w nazwie balet, zawsze
jest tak, że nawet jak są konkursy na dyrektora opery, to
nigdy nikt nie pyta o taniec. To temat, który nie istnieje.
Jak Panu układają się relacje z dyrektorem? Czy czuje się
Pan partnerem, czy ma Pan swoje propozycje? Jakie jest
ich umiejscowienie w repertuarze?
GB: Tak, jak wspominałem po raz pierwszy pełnię taką
funkcję. Uważam, że skoro wszyscy w teatrze mamy jakąś
misję do spełnienia, to musimy współpracować.
Komunikacja z dyrekcją jest na bardzo dobrym poziomie.
Zarówno z dyrektorem naczelnym jak i artystycznym
spotykamy się regularnie i rozmawiamy o tym, co się
dzieje w naszej pracy, w którą stronę nasze plany
zmierzają, czy może powinniśmy zmieniać, weryfikować,
postarać się o dofinansowanie, aby nasz balet mógł się
rozwijać. Jesteśmy w stałym kontakcie i czuję, że mam
wsparcie z ich strony. Były zdarzenia, które potwierdziły,
że jesteśmy razem i wspólnie pracujemy na dobro całego
zespołu Opery na Zamku.  

Rozmawiał Benjamin Paschalski

F O T . K A R P A T I & Z A R E W I C Z

GB: Podjąłem się tej pracy z myślą o tym, że mam plan na kilka lat. Nie mogę podchodzić
do tego, że przychodzę tutaj i jestem tylko przez chwilę. Aby coś zbudować trzeba mieć
projekt. Gdybym przyszedł do Szczecina, myśląc że będę tutaj tylko jeden sezon, to tak na
dobrą sprawę lepiej, żebym w ogóle nie podejmował się tego zadania. Zbudowanie
pewnych fundamentów to jest perspektywa kilku sezonów. Przede wszystkim chciałbym
zwiększyć liczebność zespołu. Przy czym też jest to w pewien sposób ograniczone np.
warunkami lokalowymi – salą baletową, którą mamy do dyspozycji. Nie mogę więc myśleć
o zespole baletowym liczącym 40 osób, ponieważ nie dałoby się tego pogodzić z lekcjami
baletowymi oraz próbami. W naszych warunkach realne jest zatrudnienie jeszcze kilku
osób, tak aby mieć możliwość przygotowywania także większych produkcji, takich jak
wspominany Don Kichot. Gdybym myślał krótkoterminowo, to nie byłoby w ogóle sensu
czegokolwiek budować. Mam dobry kontakt z dyrekcją, tancerzami i wszystkimi
pracownikami. Cały czas rozmawiamy i wspólnie planujemy kierunek naszych działań. 
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Ostatni, przed przerwą wakacyjną numer, będzie w słonecznym
nastroju: Lato na Wybrzeżu. Dwa odmienne wydarzenia, dwie ciekawe
rozmowy. Tomasz Konieczny, jeden z najciekawszych polskich
głosów operowych, opowie o idei Baltic Opera Festival, który będzie
miał pierwszą edycję w tym roku. Na przeciwległym biegunie:
ugruntowana marka oraz tłumy odwiedzających – Open’er Festival
oczami jego szefa Mikołaja Ziółkowskiego. Ryby i owoce morza w
dziale kulinarnym. Zwieńczenie to filmowa wyprawa w rejs – Ostatni
prom w reżyserii Waldemara Krzystka, polityczny obraz chwilę przed
wprowadzeniem stanu wojennego w Polsce. 
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