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CZAS 
Dorocińskiego

Nie chce być celebrytą,  
nie mizdrzy się do publiczności,  
ale to właśnie on ma szansę 
znaleźć się w tej samej 
konstelacji gwiazd 
co Cybulski, Olbrychski 
i Linda. 
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Kadr z filmu „Rewers” Borysa  
Langosza. Z prawej: Agata Buzek.

Pytany w wywiadach o plany, Marcin Dorociń-
ski odpowiada najczęściej, że jego planem jest nie 
mieć planów. I  w  tym stwierdzeniu nie ma żadnej 
kokieterii. To raczej kwestia przekonania, że w  ży-
ciu o wielu rzeczach decyduje przypadek. Weźmy 
choćby jego aktorstwo. Nie marzył przecież o nim 
od dzieciństwa. Jako chłopak z  Kłudzienka, małej 
osady pod Grodziskiem Mazowieckim, podobnie 
jak wielu jego kolegów, chciał zostać piłkarzem. 
Zaczął nawet poważne treningi, ale groźna kontu-
zja nogi przekreśliła jego sportowe plany. Zanosi-
ło się więc na to, że po ukończeniu technikum me-
chanicznego, do którego uczęszczał przez pięć lat, 
będzie specjalistą od obróbki metalu skrawaniem. 
Stało się jednak inaczej. Nauczycielka historii na-
mówiła go, by po maturze startował do Akademii 
Teatralnej w Warszawie. Choć nie za bardzo wierzył 
w sukces, przystąpił do egzaminów i… zdał. Po stu-
diach dostał angaż do warszawskiego Teatru Dra-
matycznego, teraz jest w zespole Teatru Ateneum. 
Jak przyznaje, sam lepiej nie mógłby tego zaplano-
wać. Więc po co planować? 

Trudne początki
Jednak aktorstwo to nie jest zawód, w którym moż-
na się zdać wyłącznie na łut szczęścia. Tu czasem 
trzeba porządnie rozpychać się łokciami, czego 
Dorociński akurat nie lubi. Stąd w  kinie jego ka-
riera posuwała się stosunkowo wolno. Na dużym 
ekranie po raz pierwszy pojawił się (a  raczej mi-
gnął) w „Szamance” Andrzeja Żuławskiego, potem 
była nieduża rola pomocnika maszynisty w  „Toro-
wisku” Urszuli Urbaniak i  gangsterskiego „młode-
go wilka” w  filmie Juliusza Machulskiego „Kiler-ów 
2-óch”. Po tych epizodach zagrał niby główną po-
stać w  „Krugerandach” Wojciecha Nowaka, ale ta 
historia o chłopakach z małego miasteczka próbu-
jących się wyrwać do wielkiego świata nie znala-
zła uznania w oczach widzów. Tak naprawdę więc 
filmowa gwiazda Dorocińskiego rozbłysła dopiero 
w 2005 roku po premierze „Pitbulla” Patryka Vegi, 
gdzie aktor wcielił się w  podkomisarza Sławomira 
Desperskiego z warszawskiego wydziału zabójstw, 
policjanta, który na pierwszy rzut oka niewiele się 
różni od tych, których ściga, nigdy jednak nie prze-
kracza granicy zwykłej ludzkiej przyzwoitości. Za 
tę kreację Dorociński dostał nagrodę im. Zbyszka 
Cybulskiego. Dwa lata później za rolę nawrócone-
go gangstera w „Ogrodzie Luizy” Macieja Wojtyszki 

tekst Lech Kurpiewski
krytyk filmowy

KINO
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uhonorowano go Specjalną Nagrodą Aktor-
ską na festiwalu w  Gdyni. Wtedy wydawało 
się, że Dorociński nigdy już nie wyjdzie poza 
swoje emploi, i  że do końca życia będzie 
grywał albo stróżów prawa, albo bandytów. 
Zwłaszcza że wcześniej w  telewizji i  w  kinie 
nagminnie obsadzano go w  takich właśnie 
rolach (vide: „Sfora”, „Vinci”). Na szczęście 
stało się inaczej. 

Nie wszystko złoto…
Dorociński powtarza, że w  swoim zawodzie 
chce spróbować wszystkiego. To w praktyce 
jednak oznacza, że specjalnie nie przebiera 
w  propozycjach i  na ogół bierze wszystko, 
jak leci. Czasem trafia lepiej (serial „Głębo-
ka woda”), czasem gorzej (komedia „Idealny 
facet dla mojej dziewczyny”). Niestety parę 
razy zdarzyło mu się też wystąpić w ewident-
nych knotach, choćby takich jak „Miłość na 
wybiegu” czy też „Kobieta, która pragnęła 
mężczyzny”. Ten drugi tytuł to duńsko-polski 
erotyk, w  którym nasz artysta jest obiektem 
adoracji pewnej oszalałej na jego tle fotograf-
ki. Film jest fatalny i Dorociński jako „mrocz-
ny przedmiot pożądania” wypada w nim nie 
najlepiej, co jest o  tyle dziwne, że aktor nie 
od dziś przecież uchodzi za pierwszego przy-
stojniaka i pierwszego macho polskiego kina. 
Nie bez powodu wszak już podczas studiów 
wołano za nim, jak niegdyś za Andrzejem Ła-
pickim: „na wieki wieków… amant”.
	 Inna sprawa, że Dorociński od począt-
ku swojej kariery jak tylko mógł uciekał od tej 
amanckiej etykietki, stale próbując grać nie-
jako przeciwko swoim „warunkom”. A to więc 
na potrzeby roli w  „Pitbullu” upiłował sobie 
ząb, a to znów, kiedy tylko się dało, nosił się 
jak ostatni niechluj i  łachmyta (patrz: zapija-

Obecnie Marcina 
Dorocińskiego można 
oglądać na deskach 
warszawskiego Teatru 
Ateneum, gdzie gra, 
u boku Agaty Kuleszy, Olgi 
Sarzyńskiej i Dariusza 
Wnuka, w sztuce „Merilyn 
Mongoł” na podstawie 
dramatu Nikołaja Kolady, 
w reżyserii Bogusława 
Lindy.

fot. Bartek Warzecha

W filmie „Obława”, Marcin Dorociński wciela się w rolę partyzanckiego 
cyngla, który wykonuje wyroki na kolaborantach.

fot.  Jacek Drygała


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czony trener w „Boisku bezdomnych”). Dopiero chy-
ba Borys Lankosz uświadomił mu, że te jego próby 
ucieczki od własnego wizerunku są bez sensu, bo 
przecież wszystko można jakoś „obejść”. I  stał się 
cud, gdyż „Rewers”, w którym Dorociński zagrał wy-
stylizowanego na Bogarta ubeka o wdzięku powia-
towego fryzjera, będącego prostakiem i demonem 
zarazem, uprzytomnił wszystkim, że dotychczasowe 
nagrody dla Dorocińskiego nie były dziełem przy-
padku. I że to naprawdę jest klasowy i rasowy aktor. 
A opinię tę Dorociński dość szybko potwierdził ro-
lami w „Róży” Wojciecha Smarzowskiego i w „Lęku 
wysokości” Bartosza Konopki. W  pierwszym filmie 
zagrał człowieka, który pośród ziemi jałowej odna-
lazł miłość i  pozostał jej wierny do końca swoich 
dni, w  drugim zaś wcielił się w  syna próbującego 
zatrzymać po tej stronie rzeczywistości „odlatują-
cego” w chorobę psychiczną ojca. Pierwsza postać 
jest wyrazista, druga niejednoznaczna (za „Różę” 
Dorociński dostał w  Gdyni kolejną nagrodę za 
pierwszoplanową rolę męską), ale w  realistycznym 
i oszczędnym wykonaniu aktora obie są niezmiernie 
przekonujące i poruszające. 

Obława
Ten minimalizm środków wyrazu w przypadku Doro-
cińskiego znakomicie sprawdza się też w „Obławie”, 
która wejdzie na ekrany naszych kin w październiku. 
Ten wyróżniony Srebrnymi Lwami na ostatnim festi-
walu w Gdyni film Marcina Krzyształowicza to opo-
wieść o  zdradzie, która doprowadziła do zagłady 
oddziału partyzanckiego (rzecz dzieje w Polsce pod-
czas okupacji hitlerowskiej). Dorociński gra tu kapra-
la Wydrę, egzekutora, który wykonuje wyroki na kon-
fidentach i gestapowcach. To jemu właśnie przyjdzie 
pomścić śmierć kolegów z oddziału. 
	 „Obława” to mocny i okrutny film, do tego zde-
cydowanie odbiegający od szablonów wojennych 
narracji obowiązujących w polskim kinie, zwłaszcza 
że forma jest w nim równie ważna co treść. W tym 
obrazie chodzi bowiem nie tyle o odtworzenie fak-
tów historycznych, ile o  oddanie ekstremalnych 
emocji związanych z poczuciem zagrożenia i złem, 
którym wojna zaraża wszystkich bez wyjątku, rów-
nież ofiary przemocy. Kapral Wydra jest tego ży-
wym dowodem. To z pozoru facet twardy i pozba-
wiony wszelkich skrupułów, ale przecież gdzieś tam 
w środku cały czas skręcający się z bólu. Dorociń-
ski tę złożoność swojego bohatera potrafi świetnie 
ograć, udowadniając tym samym, że dzisiaj nale-
ży już, obok Roberta Więckiewicza i Andrzeja Chy-
ry, do ścisłej czołówki polskich aktorów filmowych. 
A  stać go na więcej. Bo to on właśnie ma szansę 
znaleźć się w  tej samej konstelacji gwiazd-idoli co 
Cybulski, Olbrychski czy Linda. Musi tylko uważniej 
czytać scenariusze i ostrożniej dobierać role. 

Warto 
Zobaczyć
Akacje

reżyseria: Pablo Giorgelli
Argentyna, Hiszpania
premiera: 24 sierpnia 

Rubén, zamknięty w sobie kierowca ciężarówki, 
ma zawieźć do Buenos Aires Jacintę, która wraz 
z pięciomiesięczną córeczką podąża tam w poszu-
kiwaniu lepszego życia. Przypadkowo połączeni 
przez los bohaterowie początkowo okazują sobie 
niechęć, lecz wraz z upływającymi kilometrami 
stopniowo ją przełamują. W toku z pozoru leni-
wie toczącej się akcji ujawnia się mnóstwo emocji 
– ubogość dialogów rekompensuje bogactwo gestów 
i mimiki, poprzez które bohaterowie wędrują od 
skrępowania i dystansu do wzajemnej sympatii. 

Raj: miłość
reżyseria: Ulrich Seidl
Austria, Francja, Niemcy
premiera: 7 września

Teresa, samotna i pełna kompleksów 50-latka udaje 
się na wakacje do Kenii z nadzieją na przeżycie sek-
sualnych przygód. Potencjalnych kochanków, młodych 
Afrykańczyków, traktuje protekcjonalnie i z wyż-
szością, w głębi serca marzy jednak o prawdziwej 
miłości. W swym najnowszym filmie Seidl ukazuje nie 
tylko samotność europejskich seksturystek, lecz tak-
że problemy postkolonialnej Afryki i swoistą przepaść 
pomiędzy jej mieszkańcami, a przybyszami z Zachodu.

Gra
reżyseria: Ruben Östlund
Dania, Finlandia, Szwecja
premiera: 5 października 

Oparty na prawdziwych wydarzeniach film opo-
wiada o grupie ciemnoskórych nastolatków, któ-
rzy oskarżają przypadkowo spotkanych chłopców 
o kradzież telefonu komórkowego. Pod pretekstem 
wyjaśnienia rzekomego nieporozumienia zabie-
rają swoje ofiary w podróż po mieście, podczas 
której poddają je wyrafinowanym psychicznym 
torturom i manipulacji. Kontrowersyjny obraz 
postawy szwedzkiego społeczeństwa klasowego 
wobec rasizmu, agresji i przemocy nieletnich.

Trzy siostry T 
reżyseria: Maciej Kowalewski
Polska
premiera: 26 października

Ta czarna komedia z elementami thrillera psycholo-
gicznego to historia 35-letniego Roberta, który od 
urodzenia przebywa w domu z nadopiekuńczą matką 
i jej dwiema siostrami. Z pozoru normalne kobiety 
w rzeczywistości są wynaturzonymi morderczyniami, 
które znęcają się nad mężczyzną fizycznie i psychicz-
nie. Motywacją do próby uwolnienia od rodzinnego 
koszmaru staje się dla niego poznanie pięknej fry-
zjerki Marianny. Scenariusz do filmu został oparty 
na sztuce reżysera pt. „Trzy siostrzyczki Trupki”.
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sztuka
		  abstrakcji

tekst  Aleksander Kościów
wykładowca na Uniwersytecie Muzycznym w Warszawie, kompozytor, autor powieści, 
w 2008 r. nominowany do Paszportów „Polityki”

chodzić jedynie o  potrzebne do opi-
niowania doświadczenie. Niebędący 
muzykiem adresat dzieła muzycznego 
czuje się najczęściej wśród adresatów 
wszystkich dziedzin sztuki w  swoisty 
sposób zagrożony. „Nie mam słuchu” 
–  „Nie wiem. Poddaję się. Nie wiem, 
co powiedzieć”. Chyba nie należy się 
tego jakoś specjalnie wstydzić, war-
to natomiast zastanowić się, skąd ten 
„kłopot”. 

Najtrudniejsza  
ze sztuk
W  nadmienionym wyżej aspekcie wi-
dać jedną z  wielkich tajemnic muzy-
ki. Otóż posługuje się ona językiem 
albo –  lepiej powiedzieć: dzieło mu-
zyczne zbudowane jest z  materiału 
–  który w  tej postaci nie występuje 
w  świecie naszych codziennych do-
świadczeń. Świat produkuje kształ-
ty i  kolory, które żywią dzieło wizual-
ne, produkuje sensy i  konflikty, które 
napędzają dzieło literackie, produ-
kuje metafory, które są silnikiem po-
ezji, niesie doświadczenia człowieka 
i  przedmiotu w  fizycznej przestrzeni, 
co jest podstawą postrzegania tańca 
i – w dalszym ujęciu – teatru, nie pro-
dukuje jednak zjawisk dźwiękowych 
w takiej formie, w jakiej „procesuje” je 
dzieło muzyczne. W efekcie ta najbar-
dziej abstrakcyjna ze sztuk daje się, 
owszem, adresować do indywidual-
nych mechanizmów sensorycznych 

Można komuś pokazać dzie-
ło malarskie czy rzeźbę, zabrać do 
teatru czy na film, kazać przeczytać 
książkę, on zaś uruchomi należne tym 
dziedzinom zmysły i zrobi z nich uży-
tek wedle indywidualnych możliwości. 
Takie artystyczne propozycje przed-
stawiane są cywilizowanemu człowie-
kowi całe życie i jakoś sobie on prze-
cież z nimi radzi. 
	 Jednak w  przypadku dzieła mu-
zycznego często w  odpowiedzi na 
taką propozycję można się spotkać 
ze stwierdzeniem „nie mam słuchu”. 
Jest to pewne hasło, które traktuje-
my tu zbiorczo i symbolicznie, a ozna-
cza mniej więcej: „postrzegam, ale nie 
wiem, co z tym dalej robić, bo nie wy-
daje mi się, jakobym posiadał odpo-
wiednie ku temu narzędzia”. Przecież 
nie mówimy „nie mam wzroku” w kon-
frontacji z  dziełem sztuki wizualnej, 
„nie mam rozumienia” w  konfrontacji 
z  dziełem literackim napisanym w  ro-
dzimym języku czy nawet „nie mam 
smaku” w  konfrontacji z  wysublimo-
wanym „dziełem” kulinarnym. Wszyst-
kie zmysły służą nam na co dzień, 
jeden tylko słuch okazuje się bezsil-
ny, choć nikt nie zaprzeczy, że jedno-
cześnie w  takim samym stopniu żyje-
my w świecie dźwięków, co w świecie 
kształtów, kolorów, smaków i  wresz-
cie ulepionych z nich sensów. Można 
to odruchowe stwierdzenie rozszerzyć 
oczywiście do postaci „nie mam słu-
chu muzycznego” –  i dalej nie będzie 

Muzyka jest sztuką tajemniczą – i to w wielu 
aspektach, z których niejeden ma naturę 
endemiczną, tj. występuje wyłącznie w dziedzinie 
muzyki, a nie ogólnie rozumianej sztuki.
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(tj. w  tym przypadku słuchowych), 
lecz zdaje się nie dochodzić do fazy 
następnej – rozumienia, tzn. rozumie-
nia wspólnego, gdy „ja” rozumiem 
z  niewielkimi tylko odchyleniami, niu-
ansami, tak samo i  to samo, co „ty” 
i pewnie co „ktokolwiek inny”. Zwróć-
my uwagę na pewną oczywistość: 
z  jaką wspaniałą ekspresją można 
dyskutować o  literaturze, teatrze, ma-
larstwie, a  w  porównaniu z  tym jak 
płytko schodzimy i jak niewiele można 
wynieść do poziomu „zewnętrznego”, 
międzyludzkiego dyskursu z  przeży-
cia dzieła muzycznego. Jak abstrak-
cyjne nie byłoby dane dzieło wizu-
alne, mogące niemal dla każdego 
przedstawiać co innego –  wszyscy 
jego adresaci spotykają się w  polu 
jego przejawów: kąty proste czy fale, 
monochromia czy zabawa kolorami  
–  jest w każdym momencie percepcji 
doświadczeniem znanym człowiekowi 
z prostego, codziennego przeżywania 
świata jako naturalnego, wspólnego 
dla wszystkich środowiska bytowe-
go. Najbardziej nowatorski film, naj-
bardziej prowokacyjnie nowoczesny 
teatr używa środków, o  których wie-
my, czym są. Dlatego w  przestrzeni 
tych dzieł każdy indywidualny odbior-
ca może – tak to nazwijmy – spotkać 
się z innym w pewnym wspólnym polu 
porozumienia. Dzieła te adresowane 
są, by tak rzec, do ludzi –  podczas 
gdy dzieło muzyczne adresowane jest 
do człowieka –  do obiektu samot-
nego. Dzieło muzyczne nie generuje 
wspólnoty odczuwania, jednoznacz-
ności doświadczeń, powszechności 
osądu. Wobec muzyki jesteśmy osta-
tecznie samotni jak we śnie. Można 
chcieć go po wybudzeniu opowie-
dzieć, ale wówczas jego sensy ograni-
czone zostaną do wielkości fizycznych 
–  tj. tych dostępnych powszechnemu 
postrzeganiu. Jednak wartości głębo-
kie snu, to, co czujemy (co czuliśmy, 
gdy śniliśmy), pozostają indywidual-

Niebędący muzykiem adresat 
dzieła muzycznego czuje się 

najczęściej wśród adresatów 
wszystkich dziedzin sztuki 

w swoisty sposób zagrożony. 

nym, niepodzielnym skarbem prywat-
nej głębi każdego człowieka osobno, 
głębi, którą trzeba wprowadzić w spe-
cyficzny, „nieżyciowy” stan snu, czyli 
(jak już czuli to starożytni wielu kultur) 
pewnej formy nieżycia. „Nie mam słu-
chu (muzycznego)” to nic innego jak 
„nie śniłem z tobą”. Idąc dalej – „mo-
żesz mi to zaśpiewać?” –  „mogę, ale 
to będzie tylko powierzchniowa war-
stwa, aspekt, fragment tak oderwany, 
że, bądźmy szczerzy, raczej zamknie 
to moje przeżycie dla ciebie, niż ci je 
otworzy, objawi”. Można opowiedzieć 
kilka scen ze snu (o ile w ogóle zdoła 
się to uchwycić słowami), nie sposób 
jednak odtworzyć go w  jego pełni, 
podzielić się pełnym jego doświad-
czeniem. 

Muzyka i „ja”
Oczywiście ta paralela przeżycia dzie-
ła muzycznego i przeżycia snu nie jest 
we wszystkich możliwych aspektach 
wierna –  to też zresztą trochę dowód 
na to, że ostatecznie właśnie tam, 
gdzie chcemy uwspólnić takie prze-
życie, w spotkaniu, w dyskursie – wła-
śnie tam brakuje form wyrazu. Muzy-
ka separuje nas, ludzi, i sprowadza do 
jakiejś pierwotnej formy wyjściowych 
„ja” wypełniających cały taki wszech-
świat przeżycia bez reszty, bez miej-
sca na inne „ja” na spotkanie „drugie-
go”, na zawiązanie wspólnoty. O  ile 
nie chodzi nam tylko o  przyjęcie da-
nej liczby dźwięków, lecz o  prawdzi-
wą próbę przeżycia, przebycia dzieła 
muzycznego –  odnajdujemy się wo-
bec niego samotni niemal jak wobec 
jakiejś wyższej istoty. Gdy mówimy 
o takim przeżyciu jako o doświadcze-
niu mistycznym, to pewnie właśnie 
dlatego. Z tą samotnością wobec głę-
boko przeżywanej muzyki wiąże się 
w dalszej analizie wiele ciekawych zja-
wisk, ale cóż – miejsca i słów niewiele, 
a muzyka taka niezgłębiona... 
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Tajemnice 
martwej natury

Wbrew pozorom ukazywanie intrygującego 
piękna zdobionych przedmiotów, soczystych barw 
kwiatów czy owoców nie było głównym zadaniem 
barokowych martwych natur. Namalowany w  1645 
roku „Wazon z  kwiatami” miał być obrazem, który 
korzystając z alegorii i metafor, dotyka tematu ulot-
ności życia, jego kruchości i przemijania. Myślenie 
symboliczne pozwalało artystom, także Heemowi, 
na tworzenie kompozycji składających się często 
z codziennych przedmiotów, a jednocześnie na po-
ruszanie tematów egzystencjalnych. 

Marność nad marnościami 
i wszystko marność
Vanitas vanitatum et omina vanitas. Pierwszą martwą 
naturę, potraktowaną jako samodzielny temat malar-
ski, datuje się na 1504 rok – był nią obraz włoskiego 
malarza i rysownika Jacopo de’ Barbari „Martwa na-
tura z kuropatwą i żelaznymi rękawiczkami”. Jednak 
dopiero w XVII wieku tego rodzaju obrazy usankcjo-
nowały się jako odrębny gatunek. W baroku był to 
zatem temat stosunkowo nowy, choć elementy mar-
twej natury o tak symbolicznym znaczeniu pojawiały 
się już wcześniej, np. w malarstwie renesansowym 
i średniowiecznym, jako uzupełnienie dla portretów 
czy scen rodzajowych. Niewinnie dziś kojarzony ga-
tunek malarski służył, poprzez wykorzystanie moty-
wów wanitatywnych (vanitas –  łac. marność), zwró-
ceniu uwagi odbiorcy na marność życia ludzkiego. 
Niezwykłe, że kruchość życia i kondycja człowieka 
została przedstawiona za pośrednictwem zwykłych 
przedmiotów czy, jak w przypadku obrazu Jana de 
Heema, polnych roślin. Człowiek jest w  tych obra-
zach jakby „podmiotem domyślnym”. Obrazy te mó-
wią o  człowieku, lecz w  pewnym sensie, bez jego 

udziału. Zasadnicze znaczenie tego rodzaju malowi-
deł doskonale wpisuje się w ogólny charakter epoki, 
dla której jednym z elementów charakterystycznych 
były motywy waninatywne, czyli symboliczne przed-
stawienia marności.

Ukryte znaczenia
Obraz Jana de Heema również  jest przepełniony 
takimi treściami, lecz są one dla współczesnego 
odbiorcy zdecydowanie mniej czytelne. Barokowi 
artyści wykorzystywali bowiem w  swoich pracach 
pewnego rodzaju kod, którego odczytanie nie było 
dla człowieka tamtych czasów żadnym proble-
mem. Znaki te były ściśle związane z  ówczesnym 
życiem i  duchowością, funkcjonowały w  świado-
mości społecznej. Jednak po upływie kilkuset lat 
pierwotne treści, metafory i  wykorzystane w  kom-
pozycji symbole przestały być już tak oczywiste. 
Wynika to z naturalnych przemian społecznych i hi-
storycznych. Zmiany te i zacieranie się pierwotnych 
znaczeń spowodowały, że sam gatunek, jakim jest 
martwa natura, także zmieniał swój charakter. Za-
czął funkcjonować głównie w  swojej wierzchniej 
warstwie znaczeniowej. Aby zrozumieć i  zinterpre-
tować ślady zgodnie z  zamysłem artysty, potrzeb-
na jest dziś wiedza dotycząca zwyczajów i tradycji 
kulturowych ówczesnego świata. Nie jest niczym 
zaskakującym, że dzisiejszy sposób myślenia czło-
wieka różni się od tego z XVII wieku. To, co kiedyś 
przychodziło naturalnie, z  biegiem czasu zaczęło 
nastręczać więcej trudności. Symboliczne znacze-
nie części przedmiotów zamieszczanych w  tego 
rodzaju kompozycjach w  dalszym ciągu pozosta-
ło zrozumiałe dla współczesnego odbiorcy, inna 
część już nie. Niektórych ukrytych treści można się 

„Wazon z kwiatami” 
autorstwa Jana Davidszoona de Heema  
jest wspaniałym przykładem martwej natury, 
i to w jej pierwotnym, dziś już nie do końca 
zrozumiałym, znaczeniu. 


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„Wazon z kwiatami”, Jan Davidszoon de Heem,  
69,5 x 56,5 cm, 1645 r.
Obraz można obejrzeć w National Gallery  
of Art w Waszyngtonie.
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domyślać lub podskórnie je wyczuć. Pewne przed-
mioty zyskały nowe pola interpretacyjne, a oczywi-
ste jeszcze w baroku rozumienie innych znikło zu-
pełnie z ogólnej świadomości.
	 Zacieranie się symbolicznej wymowy martwych 
natur spowodowało, że gatunek ten zmienił swoje 
znaczenie i  funkcje. Dlatego dziś przenośne od-
czytanie sensu „Wazonu z kwiatami” może być dla 
odbiorcy raczej zadziwiające. 

Więdnące rośliny
„Wazon z kwiatami” nie zaskakuje swoją kompo-
zycją. Na blacie, po środku stoi wazon z bogatym 
bukietem kwiatów. Barwna wiązanka wyłania się 
z mroku. Ciemne, można powiedzieć, mroczne tło 
podkreśla istotę tematu –  kwiaty. Tym, co zwra-
ca uwagę są fantazyjne kształty i  kolory roślin. 
Sam obraz jest dość ciemny. Dzięki intensywne-
mu oświetleniu kwiatów artysta wzmacnia kontrast 
pomiędzy nimi a  tłem, co wzmaga zagadkowość 
drugiego planu. Ta dychotomia budzi w odbiorcy 
pewien niepokój. Postrzępione, wyraźne i  jasne 
krawędzie płatków kwiatów oraz ich liście mocno 
odcinają się od otaczającego mroku, stają się dra-
pieżne i „ostre”. 
	 Jeżeli przyjrzymy się dokładniej bukietowi, za-
uważymy, że płatki kwiatów są mocno rozwinięte. 
Artysta uchwycił szczególny moment „życia” ro-
ślin tuż przed obumarciem, kiedy kwiat wciąż wy-
gląda pięknie, lecz lada chwila przekwitnie. Liście 
są pozwijane i  delikatnie skłaniają się ku dołowi, 
podobnie jak połamane źdźbła zbóż. W  języku 
symboli kwiaty i  liście oznaczają życie i witalność, 
lecz więdnące, opadające są interpretowane jako 
śmierć i przemijanie. Dodatkowo poszczególne ga-
tunki kwiatów mają swoje indywidualne znaczenia, 
np. róża może oznaczać śmierć, przemijanie i kru-
chość, a  jednocześnie zmartwychwstanie i  wiecz-
ność. 
	 Przepiękny bukiet kwiatów można więc interpre-
tować także jako swojego rodzaju przestrogę. Jan 
de Heem ostrzega przed przywiązywaniem zbyt 
dużej wagi do świata doczesnego, rzeczy mate-
rialnych i ich powierzchownego piękna, które prze-
mija. Kwiaty, w szczególności tulipany, były w XVII 
wieku w  Holandii przedmiotem handlu, przynosiły 
ogromne zyski. Na sprzedaży cebulek ogromnych 
majątków dorobiło się wielu siedemnastowiecznych 
handlowców. Część z  nich jednak, na skutek nie-
korzystnych transakcji i spekulacji towarem, równie 
szybko je utraciła. Dlatego też tulipany były utożsa-
miane z bogactwem i wysokim statusem oraz jego 
nietrwałością. 
	 Nie bez znaczenia jest także to, że artysta 
przedstawia rośliny ścięte, takie, które nie odrodzą 
się w naturalnym cyklu przyrody. 

Na krawędzi
Interesującym, a  bardzo łatwym do zignorowania 
elementem jest blat stołu, na którym stoją kwia-
ty, dokładnie widoczna na dole obrazu krawędź. 
Jej istotę podkreślać ma umieszczony na brzegu 
stołu ślimak. Ustawianie na krawędzi stołu przed-

miotów było bardzo popu-
larnym motywem w  malar-
stwie XVII-wiecznym. Można 
powiedzieć, że stanowi je-
den z  charakterystycznych 
elementów gatunku, moż-
na zaobserwować je rów-
nież na takich obrazach, 
jak np. „Śniadanie z  homa-
rem” Willema Claesza Heda 
z  1648 roku, czy „Martwa 
natura z  ostrygami” Corneli-
sa de Heema (syna Jana de 
Heema) datowanego na lata 
sześćdziesiąte XVII wieku. 
Zaznaczenie krawędzi sto-
łu i ustawienie przedmiotów, 
które mogą za chwilę z  nie-

go spaść, jest symbolicznym przedstawieniem gra-
nicy życia i śmierci. 
	 Ślimak namalowany przez Jana de Heem’a stał 
się nośnikiem wielu symbolicznych znaczeń. Nama-
lowany na krawędzi stołu znajduje się symbolicznie 
u  kresu życia –  za chwilę spadnie. Sam przedsta-
wia kruchość, delikatność i  krótkotrwałość, a  jed-
nocześnie śmiertelny grzech i  lenistwo. Dodatko-
wo symbolicznie nacechowana jest muszla, którą 
nosi na grzbiecie –  oznacza śmierć i  przemijanie. 
Oprócz ślimaka na obrazie zauważyć można jasz-
czurkę, której znaczenie jest dwoiste i  trudne do 
jednoznacznego zinterpretowania. W  chrześcijań-
stwie odczytywana jest jako dążenie do dobra 
i  zmartwychwstania. Jednocześnie jednak, przez 
swoje podobieństwo do węża, bywa utożsamiana 
z  towarzystwem diabła oraz grzechami ludzkości. 
Na obrazie zauważyć można wiele drobnych owa-
dów symbolizujących krótkość życia. Wśród owa-
dów dostrzec można też motyle, którym przypisuje 
się dodatkowe znaczenie – symbolizują duszę ludz-
ką. Przemiana poczwarki w  motyla, który wzlatuje 
i może dążyć do światła, była porównywana z eg-
zystencją człowieka, którego dusza po śmierci, tak 
jak motyl, leci do światła. 
	 Obraz Jana Davidszoona de Heema, przedsta-
wiający bogatą i kolorową martwą naturę, a  jedno-
cześnie będący przestrogą przed przywiązywaniem 
zbyt dużej wagi do spraw doczesnych i zwróceniem 
uwagi na kwestię życia wiecznego, dziś sam jest 
odbiciem epoki, w której powstał. Zawiera się w nim 
żarliwość religijna, mistycyzm i  niepokój egzysten-
cjalny baroku. 
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Świat Poety
Twórczość Tadeusza Różewicza często 
pojawia się na teatralnych scenach. 
Tym razem jako multimedialny spektakl 
w pałacyku Szustra. 

Archiwum rozmów
„Homage à Różewicz” to już czwarty Różewiczow-
ski spektakl Piotra Lachmana, w  którym artysta 
wykorzystuje fragmenty rozmów z  Poetą. Wpisa-
ne w  scenariusz spektaklu, dialogują z  tekstami 
poetyckimi. Mimo spajającej całość ironii dominu-
je w  tym spektaklu postawa badacza. Lachmann 
w  swoim skomplikowanym laboratorium (kompute-
ry, stoliki miksujące, oświetlenie, efekty dźwiękowe) 
poszukuje prawdy o  Poecie. Pyta, dlaczego pisze 
i jak postrzega świat.
	 Trudną do przecenienia wartością tego spekta-
klu jest fakt, że rozmowy z Różewiczem (te nagrane) 
Lachman toczy od ponad trzydziestu lat. Dysponuje 
więc unikatowym archiwum, umożliwiającym wnik-
nięcie w  wewnętrzny świat Poety. A że sam Róże-
wicz niezwykle ceni te spotkania i  rozmowy, wyni-
ka z samych nagrań, także z poetyckiej opowieści 
„Tempus fugit” (2004), w  której utrwalił jedno z  ta-
kich przyjacielskich spotkań z  profesorem Ryszar-
dem Przybylskim i Piotrem Lachmannem:
Piotr używa komórki maila kompiutera i wirusa
on jeden umie prowadzić
samo-chód
a także teatr Poza
(poza czym Piotrze?) Piotr mówi z troską
że Hoene-Wroński sprzedał jakiemuś Francuzowi
Absolut

Aktor i jego awatar
W  czasie tych spotkań rozprawiano o  sprawach 
fundamentalnych, podobnie jak w  tym spektaklu, 
zbudowanym na kontrapunktach, napięciach mię-
dzy wypowiedziami Poety i  jego teatralizowanym 
słowem. Teatralizowanym w  sposób szczególny, 
w zgodzie z poetyką Videoteatru, w którym naocz-
ne działanie aktora bywa przetwarzane w działanie 
zapośredniczone kamerą –  aktorka/aktor znajdu-
je się na zapleczu, nie widać jej/go na scenie, ale 
Lachmann komponuje obrazy z  udziałem aktorki/
aktora, multiplikuje je, przetwarza, miesza. Często 

Pustka się wścieka – mówi Tadeusz Różewicz, 
przenikliwie obserwujący świat pogrążony w  kry-
zysie wartości po katastrofie kultury, jaką był czas 
wojny i  holocaustu. „Pustka się wścieka, rośnie, 
musi się zaznaczyć”, znajduje więc nowe strachy, 
lęki, wmówienia, by rządzić światem. Straszy pla-
gami i  codziennym głupstwem, bełkotem lejącym 
się z gazet, setek wywiadów o niczym. Pustka, czy-
li co? Ciemna strona życia, nieistniejący diabeł bez 
kształtu, samo zło.

Gawędy o pustce
Uwagi Poety, odtwarzane na ekranach monitorów 
w Videoteatrze Poza (ponad ćwierć wieku temu za-
łożonego przez Jolantę Lothe i  Piotra Lachmanna) 
w  spektaklu „Hommage à Różewicz”, nie zawsze 
brzmią tak serio. Czasem zaskakują wręcz dziecię-
cą radością, kiedy Poeta przyznaje, że zawsze ma-
rzył, aby wystąpić w  teatrze. I  to się spełnia, przy-
najmniej w pewnej mierze, bo jedna z rozmów Piotra 
Lachmanna z  Tadeuszem Różewiczem toczy się 
w siedzibie Videoteatru Poza, w warszawskim pała-
cyku Szustra. Siedzimy w maleńkiej salce z kilkoma 
krótkimi rzędami teatralnych foteli, a z ekranów spo-
gląda na nas Różewicz, siedzący w  jednym z  tych 
foteli z miną psotnego chłopca, któremu nareszcie 
udało się zagrać w teatrze. I gawędzi o pustce. Figle 
przystoją Poecie, bo jak sam przyznaje, „Poeta ma 
lat 90, ma lat 9 i 900” –  jednocześnie. Nie straszy, 
nie wieszczy, raczej z  łagodną ironią i  zaciekawie-
niem opisuje świat:
i ja
poeta ani gniewny ani oszukany
tylko zadziwiony i smutny
odchodzę powoli

Różewicz lancetem ironii zbliża się do prawdy: „rze-
czywistość – komentował tę metodę Helmut Kajzar 
(dramaturg, reżyser wielu sztuk Różewicza – przyp. 
red.) –  sprawdzana jest humorem i  szyderstwem. 
Mity wysokie zostają zdegradowane”.

tekst dr Tomasz Miłkowski
prezes polskiej sekcji Międzynarodowego Stowarzyszenia Krytyków Teatralnych

TEATR
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„Hommage à Różewicz” – Videoteatr Poza
aranżacja videoprzestrzeni, scenariusz, obrazy i reżyseria – Piotr Lachmann 
kompozycja muzyczna – Marcin Barycki 
występują – Jolanta Lothe, Jarosław Boberek oraz wirtualnie Tadeusz Różewicz

fot. Patrycja Stefanek
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Warto 
Zobaczyć
 Pożegnania

Teatr Narodowy w Warszawie 
premiera: 8 września

Przynależność do różnych klas społecznych, a na-
stępnie wojna uniemożliwiły związek chłopaka 
z dobrego domu (Marcin Hycnar) i fordanserki 
(Patrycja Soliman). W 1945 r. spotykają się oni 
ponownie, by spróbować razem odnaleźć się 
w nowej rzeczywistości. Spektakl to ironiczne 
i pełne dystansu spojrzenie na najnowszą hi-
storię Polski oraz jej inteligencki rodowód.

Komedia obozowa
Teatr im Heleny Modrzejewskiej w Legnicy 
premiera: 14 września 

Tragiczno-komiczna historia utrzymana w konwencji 
przedwojennego kabaretu. Słynny reżyser i aktor 
Kurt Gerron przebywa w obozie koncentracyjnym 
w Terezinie, gdzie prowadzi kabaret. Pewnego dnia 
otrzymuje od komendanta propozycję nakręcenia 
filmu propagandowego o „szczęśliwym” życiu Żydów 
w obozie. Początkowo niezdecydowany bohater zaczy-
na przekonywać siebie i innych, że skorzystanie z niej 
to nie zdrada, ale jedyny sposób na przetrwanie. 

Gniew dzieci
Teatr Nowy w Krakowie
premiera: 22 września

Kolejny, po „Lubiewie”, kontrowersyjny spektakl 
Piotra Siekluckiego, tym razem o pedofilii w ko-
ściele. Indywidualne historie postaci są oparte na 
autentycznych i udokumentowanych wydarzeniach. 
Dzięki temu, reżyserowi udało się stworzyć niezwykle 
wiarygodną opowieść o krzywdzie dzieci, niszcze-
niu ich niewinności poprzez nadużywanie władzy. 

Korczak
Opera i Filharmonia Podlaska w Białymstoku
premiera: 29 września

Polska wersja musicalu Nicka Stimsona i Chri-
sa Williamsa, który w Londynie zyskał ogromne 
uznanie zarówno krytyków, jak i publiczności. 
W rolę Janusza Korczaka wcielą się aktorzy Te-
atru Muzycznego ROMA w Warszawie – Damian 
Aleksander oraz Tomasz Steciuk, zaś jego wycho-
wanków – dzieci i młodzież wyłonione podczas 
castingu oraz chór dziecięcy Opery i Filharmonii 
Podlaskiej. Spektakl jest częścią obchodów Roku 
Janusza Korczaka. Jest także niepowtarzalną oka-
zją do przyjrzenia się działalności tego wybitnego 
lekarza na rzecz dzieci z warszawskiego getta. 

łączy plan żywy z planem przekazywanym za pośred-
nictwem kamery. Niekiedy bawi się fascynującą grani-
cą między żywym i martwym albo żywym na inny spo-
sób, bo w  postaci wirtualnej, fantomowej. Aktor żywy 
i jego awatar. 
	 W  tym spektaklu osobliwość przestawania z  nie-
uchwytną materią obrazu uwydatnia szczelina między 
sceną i zasceniem. W pewnym momencie aktor, prze-
nika w świat niedostępny widzowi bezpośrednio, ale po-
strzegany przez oko kamery –  zostaje przepołowiony, 
on i nie on, on i jego wirtualny sobowtór.
	 Jolanta Lothe jako Stara Kobieta porusza się na ma-
sywnym siedzisku, przesuwa je, nie wstając, ale wyko-
nując szczególne ewolucje ciałem, aby z łomotem poko-
nać następne centymetry. Ta walka ze stawiającą opór 
materią wzmacnia niepowstrzymany pęd do płodze-
nia. Poeta komentuje: ten niezrozumiały przyrost masy 
wbrew logice wciąż trwa. Poeta z  fascynacją oddaje 
hołd okrucieństwu płodzenia mimo wszystko –  wbrew 
pustce i wbrew mętnym perspektywom na przyszłość.
	 Walka kobiety o potomstwo splata się z nieustanną 
walką poety ze słowem.  Z jego tworzeniem i wiecznym 
niezadowoleniem: „stara kobieta –  pisał Kajzar –  wy-
krwawiła z siebie Piękno. Wiersz”. Kto wie, czy nie po-
łowa wierszy Różewicza krąży wokół aktu pisania i za-
wodności ujęcia w słowa tego, co najistotniejsze:
czasem „życie” zasłania
To
co jest większe od życia

notował Poeta w wierszu „Dlaczego piszę” z samowie-
dzą mędrca, który wie, że nie zobaczy TEGO i dlatego 
właśnie pisze.

Przesłanie
Dwa akcenty w tym spektaklu domagają się odnotowa-
nia jako wyraz etycznego przesłania. Pierwszy to echo 
wojny (wiersz „Pierwsza miłość”), ślad osobistego, bo-
lesnego doświadczenia Poety, które wiąże się z  sa-
mym jądrem przemocy, zdolnością człowieka do zabi-
jania. Niełatwa była droga Poety-żołnierza do aprobaty 
dezercji, do idei pomnika poświęconego dezerterom: 
„czekam na pomnik/nieznanego żołnierza dezertera/ze 
wszystkich armii/ze wszystkich wojen”.
	 I drugi akcent: zdolność współodczuwania z brać-
mi mniejszymi. Pod koniec spektaklu pojawia się postać 
aktorki w masce świni, nowe wcielenie płodności, Sta-
rej Kobiety, bliskiego człowiekowi stworzenia, zepchnię-
tego do roli symbolu brudu i głupiego mięsa. I  tym ra-
zem Różewicz woła o pomnik, widząc miarę dojrzałości 
człowieka w  tym, że byłby zdolny „powiedzieć/ siostro 
moja świnio”. Nie przypadkiem Lachmann właśnie wier-
szem „Świniobicie”, puentuje spektakl. Odwołuje się do 
pradawnych misteriów, „w których – jak powiada – świ-
nie traktowane były jak sobowtóry człowieka”. W  ten 
sposób spektakl domyka się: pustka domaga się rytu-
alnych ofiar. 
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Feministka 
			  aktywistka

tekst Jakub Krawczyk

Judith należy do tych naukowców,  
którzy starają się kształtować otaczającą 
ich rzeczywistość, poprzez poszerzanie
horyzontów pojęciowych, jak 
i wytyczanie pewnej ścieżki etycznej.

Judith 
Butler 

Amerykańska filozof feministycz-
na, profesor literatury porów-
nawczej i retoryki na Uniwer-
sytecie California w Berkeley, 
teoretyk władzy, seksualności, 
tożsamości i płci. Jej najbardziej 
znana książka – wydana w 1990 
r. „Gender trouble: feminism 
and the subversion of identity” 
– zapoczątkowała teorię queer. 
Butler, jako lesbijka słynąca 
z przekonań feministycznych, 
skrytykowała w niej wszelką 
tożsamość płciową i seksualną 
uważaną za naturalną. Opozycja 
między płcią kulturową (gender) 
a biologiczną (sex) doprowadziła 
ją do konkluzji, że płeć to kon-
strukcja, którą należy rozpatry-
wać z perspektywy danego czasu 
historycznego. Zgodnie z tym 
gender definiuje nie to, kim jest 
człowiek, lecz to, co robi, jak 
się zachowuje i co chce pokazać 
innym w sposób performatywny.

Feminizm otworzył pole do roz-
ważań wielu zagadnień, które wcze-
śniej wydawały się oczywiste. Wiele 
znakomitych osobistości zabrało głos, 
czy to z  pozycji zwolennika, czy kry-
tyka, i  to dzięki tej dyskusji takie jed-
noznaczne i  proste zagadnienia, jak 
płeć, podział ról w rodzinie czy relacje 
między ludźmi, ponownie zawitały na 
akademickie salony. Feminizm oczy-
wiście ewoluował –  główne wątki po-
ruszane w  dzisiejszych debatach są 
zgoła inne niż te, które dominowały 
u zarania ruchu. Wiele osób zadaje so-
bie nawet pytanie, czy feminizm się nie 
skończył i czy w dzisiejszych czasach 
ma jeszcze jakiś sens. Judith Butler od 
lat stara się udowodnić aktualność fe-
minizmu i uświadomić, zwłaszcza śro-
dowiskom sceptycznym, jak znaczący 
jest to ruch i na jakich podstawach na-
ukowych się opiera.

Filozoficzne 
przeszkolenie
Judith Butler zajmuje się filozofią poli-
tyki i etyką, najbardziej znana jest jed-
nak jako teoretyczka feminizmu. Uro-
dziła się 24 lutego 1956 r. w Cleveland 
w Stanach Zjednoczonych w  rodzinie 
o węgierskich i rosyjskich korzeniach. 
Jej rodzice wychowani w  judaizmie 
postanowili kontynuować tradycję 
i  wysłać małą Judith do hebrajskiej 

szkoły, gdzie – jak twierdzi – otrzyma-
ła „pierwsze filozoficzne przeszkole-
nie”. Szkolny rabin wysłał ją na dodat-
kowe zajęcia z  etyki, ponieważ była 
zbyt dociekliwa i  gadatliwa. To tam 
zafascynowała się pismami Kanta, 
Spinozy i Hegla. Jej praca doktorska, 
która powstała na uniwersytecie Yale, 
dotyczyła Heglowskich refleksji w XX-
wiecznej Francji. Już tam Butler poru-
szyła wątek płci i  sposobu jej kształ-
towania się w świadomości. Od tamtej 
pory jest bardzo aktywna w środowi-
sku akademickim –  wykładała już na 
kilku uniwersytetach amerykańskich 
(obecnie w  Berkeley i  gościnnie na 
uniwersytecie Columbia, od 2006 r. 
jest także profesorem filozofii w Euro-
pean Graduate School w Szwajcarii).

Kontrowersyjna 
twórczość
Jej dzieło „Problemy płci”, dzięki któ-
remu zyskała międzynarodowy roz-
głos i sławę, sprzedało się w tysiącach 
egzemplarzy, zostało przetłumaczone 
na kilka języków i  wzbudziło niema-
łe zamieszanie na scenie feminizmu. 
To dzięki niemu została okrzyknięta 
„twórczynią teorii queer”, „akademicką 
supergwiazdą”, czy „najbardziej zna-
ną feministyczną filozof w  Stanach”. 
Po tym sukcesie wydała kolejne dzieła 
przedstawiające jej sposób rozumienia 
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płci, a także kilka rozpraw z dziedziny 
etyki czy teorii polityki. Wielu uczonych 
chwali ją za wpływ na feministyczne 
rozumienie tożsamości płciowej, nie 
brak jednak też jej krytyków. 
	 Część oponentów zarzuca jej 
nadmierne teoretyzowanie i  oderwa-
nie od prawdziwego życia, inni kry-
tykują zbyt uproszczony sposób ro-
zumienia płci –  zredukowanie jej do 
problemu językowego, jeszcze inni 
twierdzą, że jej twórczość to pseudo-
filozoficzny bełkot ukryty pod niezro-
zumiałymi i nieintuicyjnymi frazesami. 
Na dowód przywołują jej długie na 94 
słowa zdanie, za które otrzymała anty-
nagrodę „Bad Writing Competition”.

Elastyczna  
natura płci
Teoria Butler opiera się na krytyce 
założenia, jakoby płeć biologiczna, 
płeć kulturowa i  pożądanie wzglę-
dem płci przeciwnej posiadały jakiś 
wspólny metafizyczny rdzeń. Badacz-
ka posługuje się metodami Foucalta 
i  postuluje „odcięcie” zakładanych 
z  góry powiązań pomiędzy tymi ter-
minami. Argumentuje, że ich pozorna 
spójność wynika raczej z  kulturowej 
powtarzalności w  aktach i  Foucual-
towskich „regulatywnych dyskursów” 
(dominujących w kulturze norm usta-
nawiających nasz sposób oceny) niż 
z  natury czy określonego odwiecz-
nego porządku. W efekcie ujawniona 
ma zostać performatywna (samotwo-
rząca się), elastyczna natura płci, nie-
zależna od innych czynników. 
	 Butler krytykuje też feminizm, za 
umieszczanie pojęcia płci w  dwóch 
przeciwstawnych kategoriach: męskiej 
i żeńskiej. Zamiast próbować przedsta-
wić definicję kobiety feministki powinny 
jej zdaniem skupić się nad uwidocz-
nieniem tego, jak władza kształtuje ro-
zumienie kobiecości nie tylko w społe-
czeństwie, lecz także wewnątrz samego 
ruchu feministycznego.

Nie tylko filozofia
Inne pole działalności Butler to ko-
mentowanie wydarzeń politycznych. 
Szczególnie aktywnie krytykuje ona 
politykę Izraela względem Palestyń-

Jeżeli nadzieja jest niemożliwym 
do spełnienia żądaniem, to żądamy 
niemożliwego. Jeżeli prawo do 
schronienia, jedzenia i zatrudnienia są 
niemożliwe do spełnienia, to żądamy 
niemożliwego. Jeżeli niemożliwym 
jest żądać, aby ci, którzy korzystają 
z recesji, podzielili się swoim 
bogactwem i powstrzymali swoją 
chciwość, to tak, żądamy niemożliwego.

Judith BUTLER / przekład Maciej Szlinder 
Źródło: www.praktykateoretyczna.pl/ 

czyków. Odrzuca argumenty, jako-
by miał to być wyraz antysemityzmu, 
wskazując, że Żydzi tacy jak ona 
wcale nie są „samonienawidzący”. 
Zagrożenie istnienia państwa Izrael 
mogłoby być według niej utożsamia-
ne z  zagrożeniem istnienia ludności 
żydowskiej, gdyby to Izrael utrzymy-
wał tę społeczność przy życiu. 
	 Podczas drugiej wojny libańskiej 
Butler gorąco popierała politykę boj-
kotu, nieinwestowania i sankcji wobec 
Izraela. Krytykowała także Stany Zjed-
noczone za instrumentalne posługi-
wanie się organizacjami międzyna-
rodowymi i  porzucenie roli strażnika 
pokoju i  humanistycznych wartości, 
kiedy tylko agresja jest wygodniej-
sza. Odwiedziła także przedstawicie-
li ruchu Ocuppy Wall Street, z którym 
sympatyzuje, i  przekonywała: „jeśli 
niemożliwe jest żądanie, aby ci, którzy 
czerpią zyski z  recesji, podzielili się 
swym majątkiem i zaprzestali chciwo-
ści, to tak, żądają niemożliwego”.
	 Butler jest przeciwna jakiemukol-
wiek przejawowi odpowiadania agre-
sją na agresję. Według niej ofiary 
wykazują większą siłę i  odwagę, nie 
odpowiadając na akty agresji i nie na-
kręcając spirali przemocy. Twierdzi, że 
odpowiadając agresją, przenosi się 
tylko wrażliwość na zranienie z  sie-
bie na kogoś innego. Ludziom wydaje 

się, że poprzez atak pozbywają się jej, 
a w efekcie tworzą środowisko, w któ-
rym przemoc jest coraz bardziej po-
wszechna. 

Jedną z ciekawszych pozycji 
w bibliografii Judith Butler jest 
książka „Walczące słowa. Mowa 
nienawiści i polityka performa-
tywu” (przeł. Adam Ostolski, 
Wydawnictwo Krytyki Politycz-
nej, Warszawa 2010). „Walczące 
słowa…” to erudycyjny esej 
czerpiący z psychoanalizy, pra-
woznawstwa, socjologii i nauki 
o kulturze. Butler analizuje w nim 
zagadnienia związane z Pierwszą 
Poprawką Konstytucji Stanów 
Zjednoczonych, czyli z ustawą 
gwarantującą obywatelom wolność 
słowa, religii, zgromadzeń itp.

BibliOteczka 
Filozofa

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konferencje
XXXIX Zjazd Naukowy Polskiego Towarzystwa  
Ortopedycznego i Traumatologicznego
19-22 września 2012, Rzeszów

Organizator: MED-MEDIA Spółka Jawna
Podczas Zjazdu przewidzianych jest wiele wystąpień i warsztatów szko-
leniowych oraz doniesień naukowych prezentujących aktualny stan wie-
dzy w zakresie szczegółowych zagadnień w dziedzinie ortopedii.
Informacje: www.ortopedia2012.pl

VII Ogólnopolska Konferencja Naukowo-Szkoleniowa  
Choroby Tropikalne i Pasożytnicze
24 września 2012, Poznań

Organizator: Katedra i Klinika Chorób Tropikalnych i Pasożyt-
niczych, Pracownia Medycyny Podróży Uniwersytetu Medycz-
nego im. Karola Marcinkowskiego w Poznaniu
Tematami spotkania będą choroby tropikalne, zwierzęta jadowite, rośliny 
trujące oraz problemy związane z nurkowaniem w wodach tropikalnych.
Informacje: www.tropiki2012-poznan.pl

Terapia dzieci moczących się i ich rodzin
28-30 września 2012, Kraków

Organizator: Polski Instytut Psychoterapii Integratywnej
Celem szkolenia jest zapoznanie się z autorską metodą psychoterapii moczenia. 
W programie przewidziane są następujące zagadnienia: jak prowadzić specjalny 
wywiad kliniczny, jak diagnozować problem, jak nawiązać kontakt z dzieckiem 
i rodzicami, procedury i techniki terapeutyczne, jak pracować przy pomocy 
rysunku, czyli arteterapia, jak stosować różne rodzaje i poziomy kontaktu.
Informacje: www.pocieszka.pl

VIII Zjazd Polskiego Towarzystwa Badań nad Snem
5-6 października 2012, Bydgoszcz

Organizator: Polskie Towarzystwo Badań nad Snem Oddział Chorób Płuc i Niewy-
dolności Oddychania Kujawsko-Pomorskiego Centrum Pulmonologii w Bydgoszczy
Zjazd grona fizjologów, neurofizjologów, psychiatrów, neurologów, pneumono-
logów, kardiologów, internistów, lekarzy rodzinnych, pediatrów, laryngologów 
oraz wszystkich badaczy i lekarzy praktyków z całej Polski zainteresowanych 
tematyką medycyny snu. Spotkanie będzie okazją do wymiany doświadczeń 
dotyczących fizjologii snu i zaburzeń snu w różnych sytuacjach klinicznych.
Informacje: www.ekonferencje.pl/PTBS2012/index/pl/1/1/

XIII Zjazd Polskiego Towarzystwa Nadciśnienia Tętniczego
18-20 października 2012, Kraków

Organizator: VM Media Sp. z o.o. VM Group Sp.k.
W programie: trudności leczenia nadciśnienia tętniczego, aktualne trendy 
w badaniach genetycznych w nadciśnieniu tętniczym, leczenie nadciśnie-
nia tętniczego w podstawowej opiece zdrowotnej, nowe metody lecze-
nia nadciśnienia tętniczego, nadciśnienie tętnicze a nowotwory złośliwe, 
wyniki NATPOL 2011, zalecenia PTNT 2011 z perspektywy roku.
Informacje: www.zjazd.ptnt.pl

Etyczne problemy zarządzania w służbie zdrowia
5-6 października 2012 r., Kraków

Organizatorzy: Collegium Medicum Uniwersytetu Jagiellońskiego,  
wydawnictwo Wolters Kluwer Polska 
Prelegenci opowiedzą m.in. o: organizacyjnych błędach medycznych, odpo-
wiedzialności szpitala z tytułu niepożądanych zdarzeń medycznych, odmo-
wie przyjęcia pacjenta na listę POZ, etycznym wymiarze tworzenia i zarzą-
dzania biobankiem populacyjnym, znaczeniu etyki czci dla życia w opiece 
hospicyjnej. Uczestnicy konferencji otrzymują 9 punktów edukacyjnych. 
Informacje: www.ABC.com.pl/etyka

Vademecum lekarza




