
Teatr Wybrzeże daje o sobie znać 
wystrzałami, których echo dociera 
aż do Warszawy. Kanonada trwa 
już od dłuższego czasu: od kiedy 
Zygmunt Hubner objął kierownict­
wo artystyczne trzech połączonych 
teatrów Trójmiasta. Młody reżyser 
okazał się świetnym dyrektorem. 
Doskonale kojarzy ambicje z potrze­
bami. Gra sztuki oryg nalne, ale nie 
dziwaczne, trudne, ale jasne. O czym 
słyszeliśmy w Warszawie? „Jonasz 
i błazen", „Kapelusz pełen desz­
czu", „Zbrodnia i kara",.. A w ostat­
nich tygodniach jeszcze „Smak mio­
du" Shelagh Delaney i „Kajus Ce­
zar Kaligula" Karola Huberta Rost­
worowskiego.

— Te dwa ostatn e akordy odezwa­
ły się tonem równie mocnym, ale o 
całkowicie różnej wysokości. Oba 
przedstawienia prezentują teatr du­
żej klasy, bardzo indywidualny, am­
bitny, teatr dobrych aktorów i re­
żyserów, teatr myślący — ale tu 
właśnie, gdy o myśl chodzi, „Smak 
miodu" ij „Kaligula" rozchodzą się 
zdecydowanie w zupełnie różne stro­
ny. „Smak miodu", sztuka obycza­
jowa, w reżyserii Konrada Swinar- 
skiego stała się ogromnie inteligent­
na: skłania -nie tylko do przeżyć i 
wzruszeń, lecz także do głębszych 
przemyśleń. Natomiast „Kaligula" —• 
sztuka polityczna — operująca języ­
kiem politycznym i skłaniająca do 
politycznego myślenia, po głębszym 
zbadaniu odkrywa myśl płytką i co 
więcej brzydką, przykrytą fałszy­
wym wzruszeń em i zbytecznym 
przeżyciem, Tam — zasługa reżyse­
ra. Tu — wina autora.

„Smak miodu“ to jest sztuka, na 
której kobiety płaczą niezależnie, od 
wieku, wykształcenia, profesji i kon- 
duity, Mężczyźni łzy mają w oczach 
i gniewn e zaciskają pięści, bo 
mężczyźni zwłaszcza w Polsce n;e 
lubią, gdy kobietom dzieje się krzyw­
da. Bogobojnej, spokojnej widowni 
polskiej pokazano kawałek brutal­
nego, bezwzględnego życia: odsłonię* 
to przed widzamr: jedną ścianę nędz­
nego pokoju w angielskiej czynszów­
ce, przez który przewija się kilka 
wybranych typów ludzkich z najniż­
szej lumpowskiej warstwy: alfons, 
prostytutka na krok przed emerytu­
rą, jej córka przypadkowo urodzona 
przed osiemnastu laty, marynarz — 
Murzyn, młody pedzio — 'uczeń ja­
kiejś tam szkoły artystycznej podej­
rzanego kalibru. Nie jest to dno gor- 
kowsk e. To nie odpryski społe­
czeństwa z przyszłością, ale mała 
cząstką społeczeństwa upadłego — to, 
co kry je się na dnie pod powierzch­
nią stojącej, zakisłej wody. Na tym 
dnie zachowuje się pozy i pozory; 
jednooki alfons prezentuję mantery 
giełdowego maklera, prostytutka 
resztki godności mieszczańsk ej da­
my. Na tym dnie nie ma idei: lu­
dzie tutaj zrządka i nieśmiało szu­
kają zaledwie szczątków archaiczne­
go uczucia miłość ; archaicznego po­
jęcia dobroci; archaicznego pojęcia 
macierzyństwa. W takim właśnie 
momencie szukania smaku tych u- 
czuć ukazuje ich autorka — by prze­
kreślić wszelkie nadz eje na sku­
teczność i trwałość odkryć.

Taki to świat ukazuje się przed 
widzami, którzy znają życie zapew­
ne i od tej strony. Reakcja jest 
gwałtowna. Głębokie współżycie wi­
downi ze sprawąmi dziejącymf się 
na scenie wywołuje chwilami uczu­
cie, że teatr stworzył złudzenie 
prawdziwego życia. Są momenty, 
kiedy oglądając tę sztukę w tej re­
żyserii czujemy się jak w kinie, 
Widz jest osadzony w miejscu akcji, 

ustaje, kwartet gra jazz: ta muzyka 
pointuje brutalnie, ale zarazem li­
rycznie; a zarazem daje odczuć 
współczesność dziejącej się sprawy, 
jej związek z naszym czasem. W 
ostatniej scenie sztuki młoda dziew­
czyna Jo, opuszczona przez własną 
matkę i przez pedzia, który się nią 
opiekował, ma rodzić, Scena tra­
giczna i rozpaczliwa — za chwilę z 
ust dziewczyny wydobędzie się 
krzyk rodzącej kobiety — Jo skręca 
się z bólu i otwiera usta — i w 
tym właśnie momencie saksofon bie- 
rze spokojny, głęboki ton, po chwili 
zaczynają akompaniować mu klarnet 
4 perkusja — sprawa oddala się od 
nas, robi się bardziej ogólna, nje^ 
prywatna, i tym bardziej wstrząsa 
i przejmuje. To jest chwyt brutalny, 
ale jakże mądry i artystyczny.

Shelagh Delaney, autorka „Sma­
ku miodu", wymieniana jest obok 
nazwiska Johna Osbome‘a jako jed­
na z pokolenia angielskch młodych 
wściekłych. Wolę jednak jej sztukę 
od tego, co widziałem dotychczas ze 
sztuk Qsborne‘a. Mniej pomstuje, a 
bardziej wstrząsa, poza tym swobod­
niej posługuje się dowcipem, humo­
rem, ironią, umie znaleźć kontrasty 
między traged ą a żartem. Może jest 
trochę zbyt kobieca, ale przecież w 
nich wszystkich jest tak wiele z na­
szej Marii Konopnickiej...

„Smak miodu" na Wybrzeżu stoi 
jeszcze aktorami, jakich mało. Kto 
to pierwszy powiedział, że dobrze 
zagrać sztukę, to znaczy dobrze ją 
obsadzić? Swinarski znalazł w Te­
atrze Wybrzeże aktorów, jakich do 
tej sztuki długo musiałby szukać w 
Warszawie. Zwłaszcza obie kobiety: 
Wanda Stanisławska — Lothe W roli 
Heleny (matka) i Elżbieta Kępiń­
ska . Kowalewska w roli Jo (cór­
ka). Stanisławska wygrała swo­
ją rolę do granic możliwości. 
Nerwowymi, skrótowymi rysami 
przedstawiła i związała cały kłębek 
sprzeczności psychologicznych i ży­
ciowych, tkwiących w sytuacji ko­
biety przekwitającej, ale jeszcze nie 
rezygnującej, która ma zd. SWą* 
zmarnowane fy^ Zmarnowanie ży­
cia przed sobą, obarczonej tradycyj­
nym ciężarem odpowiedzialności mo­
ralnej za wychowanie córki, ale bru­
talnie przeciwstawiającej się temu 
ciężarowi. Wspaniale zagrała w sztu­
ce scenę z piosenką — w tej scenie 
był dramat, i tragzm, i piekielna, 
bezwzględna „ironia życia".

Kępińska, tegoroczna absolwentka 
warszawskiej szkoły, błysnęła 
olśniewająco. Temperament w połą­
czeniu z półdziecinnym wdziękiem 
młode] dziewczyny, inteligencja i 
humor w połączeniu ze straszlwym, 
nieświadomym brakiem moralności 
— oto kontrasty, najważniejsze w jej 
grze. Wskutek jej interpretacji roli 
Jo sztuka straciła coś z zamierzone­
go surowego oskarżenia współcze­
snej młodzieży o niemoralność. Jo 
w przeciwieństwie do bergmanow- 
sk’ej Moniki zyskała sobie sympatię 
widzów. Ale nie wydaje mi się, 
byśmy na tym wiele stracili. Wzbo­
gaciliśmy się za to o świetną kre­
ację, pełniejszą i ciekawszą od pro­
ponowanego w tekście sztuki wzoru.

Mężczyźni ne są w tej sztuce naj­
ważniejsi. Ale i oni spełnili swoje 
zadanie znakomicie. Zwłaszcza zaś 
Władysław Kowalski, który cieka­

wie psychologicznie zagrał bardzo 
trudną rolę Geoffa, młodego pede- 
rasty. W roli Piotra wystąp ł Dech 
Grzmociński, a w epizodycznej roli 
Murzyna Zbigniew Bogdański.

Tak to dal się poznać na* Wybrze­
żu smak miodu. Smak octu pozna­
łem w przedstawiepiu „Kaliguli" 
Rostworowskiego. Sztuka bardzo do­
brze rozwiązana teatraln e (reżyse­
ria Zygmunta Hubnera), świetnie za­
grana (Bogumił Kobiela, Mirosława 
Dubrawska, Edmund Fetting, Zenon 
Dądajewski) — wywołuje jednak po­
ważny sprzeciw w interpretacji poli­
tycznej i moralnej.

Hubner zmonumentalizowal „Ka- 
ligulę". Nadał mu chłód i powa­
gę. Surowość sceny, prostota roz- 
w ązań sytuacji scenicznych, ryt­
miczność ruchów podkreślały znacze­
nie słowa, dialogu, nadawały Inte­
lektualną wagę przedstawieniu. 
Tekst brzmiał niezawsze szczęśliwie, 
mimo starań aktorów, bowiem stra­
szliwy częstoęhowsko-wyspiańskl 
wiersz Rostworowskiego zwalczał 
bezwzględn e wszelkie wysiłki. Nie 
dała o sobie zapomnieć przede wszy­
stkim teza polityczna autora. I my­
ślę, że nie było sposobu, aby tego 
uniknąć. Zagłębienie się w proble­
my duszy tyrana i despoty jest nie­
wątpliwie zadaniem wdzięcznym i 
interesującym, tak^e dla postępowe­
go teatru. Tym ni emniej konkluzja, 
osąd moralny i polityczny despotyz­
mu i tyranii nie mc/że być dwu­
znaczny. A tak niestety jest w sztu­
ce Rostworowskiego. Kaligula — 
okrutny i psychopatyczny cezar — 
jest w tej sztuce osaczony przez ban­
dę głupców senatorów, którzy chcą 
go zamorodować, ale nie w imię u- 
lepszenia świata. Senatorowie są tak 
głupi a odrażający, że raczej, należy 
się spodziewać, iż przeszkadzają Ka­
liguli w ulepszeniu świata metoda­
mi tyranii. Wydaje mi się, że „Kalł- 
gula" to błąd repertuarowy: i ze 
względu na niską wartość literacką 
sztuki, 1 ze względu na jej fałszy- 
wość, obcość polityczną.

Stać się artystycznym sukcesem te­
atru, zwłaszcza dzięki kreacji”’Bo­
gumiła pobieli w roli tytułowej. Ten 
zimny, nerwowy aktor posiada 
wspaniałe warunki na pogłębione 
czarne charaktery. Kobiela z uczuć 
potrażi wywołać na widowni chyba 
tylko strach i odrazę, Poza tym zmu­
sza wyłącznie do rozumowania, do 
śledzenia swoich reakcji myślą, zmu­
sza do kojarzenia logicznego, bez 
wzruszeń. Jego stalowe, przenikliwe 
oczy i trujący uśmiech nie pozwa­
lają o sobie zapomnieć. Ale w sztu­
ce Rostworowskiego w efekcie kazał 
I tować się nad sobą, nad losem Ka­
liguli. Tego nie możemy zrobić.

Widzowie najpełniej sympatyzują 
z jedną postacią na scenie: z Aemi- 
liusem Regulusem, młodym i pro­
stym człowiekiem, który jedyny w 
sztuce jest naiwny i sprawiedLwy 
(grał go dobrze Zenon Dądajewski). 
Ale śmierć, która spotyka Regulusa 
z ręki Kaliguli niejako w charakte­
rze łaski i nagrody, niezbyt nam 
odpowiada.

Tak oto w Teatrze Wybrzeże teatr 
zwyciężył wraz z autorem, i tak 
autor przeważył szalę, mimo świet­
nej pracy reżysera j aktorów.

Andrzej Jarecki



wśród jej. bohaterów, bierze w niej 
udziął.

Ą jednak zabieg wyjęcia przed wi­
dzami jednej ściany pokoju, w któ­
rym toczy ^ię sztuka Shelagh Dela- 
ney, za bardzo może być zarzutem, 
bym mógł w dalszym ciągu podej­
rzewać Świniarskiego o dokonanie te* 
go chwytu.

Swinarskli chwilami wprawdzie 
wprowadza sztukę w obszar natura* 
lizmu, przyciąga widza do samej 
rampy sceny — by potem dowcipem, 
morałem, ostrym akcentem osadzić 
go mocno w krześle i dać mu odczuć 
różnicę między życiem a teatrem, 
dać poznać dystans dzielący życie 
od sceny, uświadomić intelektualny 
walor tkwiący w tym dystansie, mo­
ralność tej odległości. Swinarski pro­
wadząc sztukę balansuje na ostrej 
krawędzi, a nie spada z niej ani rą- 
zu. Ta krawędź to nie jest kompro- 
mis pomiędzy tak zwanym natura- 
1 zmem a tak zwaną nowoczesnością 
w teatrze. To jest w wypadku sztuk} 
Shelagh Delaney najlepsza droga 
współpracy z autorką — droga in­
teligentnej interpretacji, droga właś­
ciwych, inteligentnych proporcji mię­
dzy przeżyciem, wzruszeniem, a my­
śleniem.

Jedep przykład: autorka życzyła 
sobie muzyki w sztuce. Swinąrski 
wprowadza na scenę, za tiulową ko­
tarą, kwartet jazzowy. To jest po­
mysł! Kiedy akcja sztuki na chwilą


