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Literaturwissenschaft, red. Paul M. Langner, Agata Mirecka, 
Harrassowitz, Wiesbaden 2023, ss. 133

Tom zbiorowy przygotowany przez Paula M. Langnera i Agatę Mirecką ukazał się jako 
czwarta publikacja w serii Gegenwartsliteratur in Mitteleuropa. Kulturwissenschaftliche 
und komparastische Studien [Literatura współczesna w Europie Środkowej. Studia kulturo-
znawcze i komparatystyczne] wydawanej przez renomowane wydawnictwo Harrassowitz 
pod redakcją polskich germanistek Anny Majkiewicz (Częstochowa) i Agaty Mireckiej 
(Kraków). Jednocześnie to drugi tom w tej serii poświęcony zagadnieniom związanym 
ze współczesnym teatrem i dramatem. Tematyczną ramę publikacji, zawierającej dziewięć 
artykułów badaczek i badaczy z Uniwersytetu im. KEN w Krakowie, Uniwersytetu War-
szawskiego oraz Uniwersytetu Śląskiego, stanowi problematyka liminalności sprzęgnięta 
z fenomenem maski. Jej celem — jak w lakonicznym przedsłowiu informują redaktorzy — 
jest wyjaśnienie, czy w ujęciu literaturoznawczym i teatrologicznym można przypisać ma-
skom liminalny status.

Liminalność to, jak wiadomo, termin stworzony przez brytyjskiego antropologa Vic-
tora Turnera w latach 60. XX wieku. Opisuje on stan progowy, w którym jednostki lub 
grupy znajdują się po rytualnym oderwaniu się od dominującego porządku społeczne-
go 1. Opierając się na Arnoldzie van Gennepie, Turner wyróżnia trzy stadia w rytuałach 
przejścia: fazę separacji, fazę progową i fazę przynależności, przy czym liminalność od-
nosi się do drugiego, progowego stadium. Przykładami stanów liminalnych są rytuały 

1 Zob.  V. Turner, Proces rytualny. Struktura i antystruktura, przedm. R.D. Abrahams, przeł. E. Dżurak, 
wstęp J. Tokarska-Bakir, Państwowy Instytut Wydawniczy, Warszawa 2010.
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inicjacyjne społeczeństw archaicznych oraz rewolucje społeczeństw uprzemysłowionych 
lub nowoczesnych. Podczas fazy liminalnej jednostki znajdują się w stanie dwuznacz-
ności, są niejako w zawieszeniu, „pomiędzy” stanem wyjściowym, a stanem docelowym. 
Związana pierwotnie z antropologią teoria liminalności zadomowiła się w międzyczasie 
w szeroko pojętej humanistyce, zwłaszcza w kulturoznawstwie, literaturoznawstwie i me-
dioznawstwie, stając się istotnym elementem różnych propagowanych w ostatnich dzie-
sięcioleciach zwrotów, takich jak zwrot performatywny, zwrot postkolonialny czy zwrot 
przestrzenny. Koncepcja ta odgrywa dużą rolę również w rodzimych badaniach, mimo 
że pisma Turnera ukazały się po polsku z dużym opóźnieniem. Liminalność wydaje się 
obecnie bardziej aktualna niż kiedykolwiek. Analizy zmieniających się konstelacji poli-
tycznych i społeczno-kulturowych odczytuje się zresztą często jako bezpośrednie opisy 
zjawisk liminalnych. Wstrząsy społeczne i związane z nimi zmiany statusu jednostek łączą 
się z ogromnymi wyzwaniami, a także zagrożeniami zarówno dla indywidualnych sytuacji, 
jak i porządku społecznego. Otwiera to niestabilne przestrzenie pośrednie poza zwykłymi 
strukturami, wpływając na całe grupy społeczne w różnych kulturach.

O teorii liminalności w wydaniu Turnera oraz jego wkładzie w humanistykę traktuje 
krótkie wprowadzenie do tomu autorstwa Wojciecha Dudzika, będące swego rodzaju 
hołdem dla brytyjskiego badacza, związane z niedawnym stuleciem jego urodzin. Autor 
artykułu podkreśla wprawdzie, że Turner zajmował się fenomenem maski jedynie pe-
ryferyjnie, jednak udowadnia, że z jego studium Proces rytualny jednoznacznie wynika 
liminalny charakter maski, której noszenie stanowi akt odcięcia się, opuszczenia obszaru 
określonego przez zwyczajowe, codzienne życie społeczne, co właśnie jest domeną limi-
nalności. W swoich wywodach Dudzik zwraca uwagę — o czym informuje już sam tytuł 
artykułu (Maske — performatives Objekt, Maske — liminales Objekt) — na dwoistość, 
a właściwie troistość artefaktu, jakim jest maska, a mianowicie na jej wymiar performa-
tywny, liminalny i estetyczny. W tym kontekście autor przywołuje zarówno rodzime 
(Dorota Sosnowska), jak i światowe badania (Richard Schechner, Claude Lévi-Strauss, 
Karl Kerényi, Richard Weihe), a także zapiski dadaisty Hugo Balla. Opinia współzało-
życiela Cabaret Voltaire o wymuszanym przez maskę „tanecznym” ruchu wydaje się klu-
czowa dla całego wprowadzenia, które mimo swej lakoniczności jest nie tylko wysoce 
informacyjne, lecz i doskonale wprowadza w zapowiedziany przez tytuł publikacji jej 
ramowy temat.

Otwierający tom artykuł Paula M. Langnera poświęcony jest twórczości zapomnia-
nego już nieco rzeźbiarza, malarza i pisarza związanego z nurtem tzw. Neue Sachlichkeit 
[Nowa Rzeczowość] Ernsta Penzoldta. Główną część publikacji poprzedzają refleksje 
dotyczące obecności i funkcji maski w historii kultury, a w szczególności jej roli jako ele-
mentu widowiska teatralnego. Tym samym ustęp ten stanowi cenne uzupełnienie wpro-
wadzenia do całego tomu. Zasadnicza część artykułu skupia się na analizie dwóch (z czte-
rech) napisanych przez Penzoldta dramatów: Die verlorenen Schuhe [Zagubione buty, 
1946] oraz Squirrel (1953), który stał się również scenariuszem filmu o tym samym tytule. 
W pierwszym, osadzonym w czasie Rewolucji Francuskiej utworze Langner dostrzega in-
teresujący zabieg podwojenia maski, a jednocześnie wykorzystania jej jako specyficznej 
klamry. W  pierwszej i ostatniej scenie bowiem maskę u dwóch postaci stanowi jedno-
cześnie makijaż i nałożona na niego właściwa maska, imitująca ludzką twarz. Ten chwyt 
zinterpretowany zostaje jako metafora przejścia od życia do śmierci, co przydawać ma tej 
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podwójnej masce charakteru liminalnego. Natomiast w dramacie Squirrel maska, a wła-
ściwie maski tytułowej postaci — dziwnego przybysza, marzyciela i nonkonformisty — 
wytwarzane są przez znajdującą się w kryzysie egzystencjalnym rodzinę, która uratowała 
i przygarnęła do siebie tytułowego bohatera. Produkowane w celach komercyjnych maski 
nabywane są głównie przez dzieci, które traktują Squirrela jako swego rodzaj idola. Au-
tor upatruje w tym motywie nawiązanie do koncepcji karnawału, wywracającego normy 
i hierarchie życia codziennego. W wypadku Squirrela, odwołującego się niechybnie do 
kondycji Niemiec po przegranej wojnie oraz konserwatywnej ery adenauerowskiej, taka 
interpretacja jest nader przekonywająca, natomiast doszukiwanie się elementów karnawa-
listycznych w Zagubionych butach wydaje się dyskusyjne. 

Anna Majkiewicz wybrała za przedmiot swoich rozważań dwa teksty Elfriede Jelinek: 
esej Prinzessinnen! Brennendes Unterholz! [Księżniczki! Płonące poszycie!] oraz Kró-
lewnę Śnieżkę, pierwszą część cyklu dramoletów Śmierć i dziewczyna. Z racji, że esej no-
blistki poświęcony jest serii obrazów austriackiego malarza Jürgena Messensee o tytule 
Infantki, nawiązującego do słynnego Las Meninas, artykuł otwierają szczegółowe infor-
macje o dziele Velázqueza. Obrazy Messensee Majkiewicz interpretuje poprzez pryzmat 
mocno feministycznie nacechowanych, krytycznych opinii Jelinek, dostrzegając w nich 
liminalną przestrzeń „pomiędzy” aktem twórczym a gotowym artefaktem. Natomiast 
w Królewnie Śnieżce na liminalność wskazywać ma zarówno stan zawieszenia tytułowej 
postaci między życiem i śmiercią po spożyciu zatrutego jabłka, jak i las jako „liminalne” 
miejsce akcji. W obu przypadkach liminalność staje się przeszkodą uniemożliwiającą 
transgresję prowadzącą do równouprawnienia kobiet. Te wywody o ciekawym interme-
dialnym nastawieniu niewątpliwie frapują, chociaż są nieproporcjonalne i pozostawiają 
uczucie niedosytu. Jelinkowa Śnieżka została potraktowana przez autorkę wybitnie po 
macoszemu: z jednej strony przez zupełne pominięcie kluczowej dla tego tekstu war-
stwy filozoficznej, odniesień do Platona i Heideggera i jego „bycia ku śmieci”, którego 
uosobieniem jest figura myśliwego, z drugiej zaś — przez nieuwzględnienie wpisanych 
w  tekst masek (ubiór siedmiu krasnoludków oraz wypowiadające cały tekst ogromne 
lalki zrobione z włóczki).

Artykuł Masking/Unmasking and Memory of Shoah [Maskowanie/demaskowanie 
i pamięć Shoah] rozważa w kontekście przedstawień Zagłady praktykę wykorzystania 
w sztuce, literaturze i teatrze zabiegu maskowania i demaskowania. Aleksandra Bedna-
rowska wychodzi z założenia, że metoda ta ma związek z koniecznością maskowania się 
Żydów, próbujących przeżyć Holokaust poza obrębem gett. Autorka omawia kolejno 
instalację artystyczną Menashe Kadishmana Shalechet [Spadające liście] w Muzeum Ży-
dowskim w Berlinie, powieść graficzną Maus Arta Spiegelmanna oraz tekst Bożeny Keff 
Utwór o matce i ojczyźnie wraz z jego realizacjami scenicznymi autorstwa Marcina Libery 
i Jana Klaty. De facto w swoim artykule Bednarowska skupia się na porównaniu utworu 
Keff z wyreżyserowaną przez Klatę jej adaptacją teatralną. Zdaniem badaczki tekst Keff 
podważa mit macierzyństwa i odnosi się do traumy drugiego pokolenia ocalałych z Zagła-
dy, poruszając przy tym problem polskiego antysemityzmu, podczas gdy adaptacja Klaty 
koncentruje się wokół relacji matki i córki oraz polskiej mitologii narodowej, która zo-
staje w jego przedstawieniu zdekonstruowana. Mimo zawężenia perspektywy badawczej 
artykuł okazuje się cennym przyczynkiem na temat funkcji maskowania w praktyce repre-
zentacji i upamiętnianiu Holokaustu oraz jego ofiar.
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Sylwetka Jerzego Grotowskiego znalazła się w centrum uwagi Grażyny Starak, która 
przygotowała publikację prezentującą w niezwykle syntetycznym ujęciu dokonania polskie-
go reżysera i teoretyka teatru. Po przedstawieniu kolejnych faz twórczości Grotowskiego 
autorka koncentruje się na fenomenie maski w jego inscenizacjach, rozumianej jako pro-
sopon, tzn. odnoszącej się także do wyrazu twarzy aktora. Odwołując się do badań Miro-
sława Kocura, Starak wskazuje na korespondencję między nieruchomą maską w teatrze 
antycznym a maską stworzoną za pomocą mięśni twarzy w metodzie aktorskiej wypraco-
wanej przez Grotowskiego. Z drugiej strony maska rozpatrywana jest ex negativo w sen-
sie zdjęcia, pozbycia się maski życia codziennego przez aktora w trakcie inscenizacji, po-
przedzonej długotrwałymi, mozolnymi próbami. W tym kontekście artykuł przywołuje 
nie tylko kluczowe wypowiedzi samego Grotowskiego i posiłkuje się bogatą literaturą 
przedmiotu, lecz także cytuje wspomnienia Mai Komorowskiej, sugestywnie ilustrujące 
wyjątkowość maski w spektaklach Teatru 13 Rzędów i Teatru Laboratorium. Choć tekst 
Grażyny Starak trudno uznać za zupełnie nowatorskie spojrzenie na twórczość Grotow-
skiego, z całą pewnością stanowi on bardzo udane kompendium wiedzy na temat twórcy 

„teatru ubogiego”, a z racji że został opublikowany w języku niemieckim, ma niewątpliwie 
duży potencjał popularyzatorski. 

Kolejny artykuł w pewnym sensie nawiązuje do poprzedniego, poświęcony jest 
bowiem drugiemu wielkiemu polskiemu twórcy teatralnemu o światowej renomie —  
Tadeuszowi Kantorowi, a jednocześnie w równie specyficzny sposób traktuje pojęcie 
maski.  Agata Mirecka, wychodząc od teorii Turnera, stawia tezę, że Kantorowskie am-
balaże są „wyrazem liminalności opakowań i mogą być rozumiane jako swego rodzaju 
maski”. Autorka sytuuje przy tym słusznie twórczość Kantora w nurcie zwrotu perfor-
matywnego, nie wspominając jednak, że teatralne eksperymenty artysty szły równolegle 
z jego działaniami plastycznymi, a zatem ambalaże to nie tylko opakowania aktorów — 
jak w inscenizacji Cyrk — lecz również kompozycje półprzestrzenne o charakterze relie-
fów. Nadto artykuł porusza wiele wątków związanych z artystyczną praktyką zasłaniania 
i okrywania przez Kantora przedmiotów i aktorów (w tym także przez niekonwencjo-
nalne kostiumy), które niekoniecznie płynnie się ze sobą łączą. Poza tym zawiera on wie-
le miejsc niedopowiedzenia — autorka wspomina choćby o fascynacji Kantora drzewo-
rytem Albrechta Dürrera, przedstawiającym nosorożca, nie nawiązując do wystawionej 
przez artystę sztuki Ionesco. Niemniej tekst Mireckiej w nader obrazowy sposób przy-
pomina o ważnym aspekcie twórczości Kantora związanym z praktyką ambalażu, tym 
bardziej, że został on wzbogacony sugestywnymi fotografiami (wykonanymi częściowo 
przez samą autorkę).

Ewa Wojno-Owczarska podjęła się analizy kultowego tekstu Arthura Schnitzlera 
Traumnovelle (pol. tłum. Jak we śnie lub Oczy szeroko zamknięte) w kontekście jej sce-
nicznej adaptacji autorstwa Hansa Schlichta, wystawionej w 2022 roku przez niezależną 
monachijską trupę teatralną Tollhaus Theater Compagnie w reżyserii Christiana Aura-
sa. W tym obszernym artykule autorka, opierając się na bogatej literaturze przedmiotu, 
szczegółowo omawia utwór Schnitzlera, w którym kluczową rolę odgrywa motyw balu 
maskowego, względnie maskarady. Postawiona przez nią teza, że nowela ta w sposób 
szczególny nadaje się do adaptacji scenicznych, nie została jednak wyjaśniona i zilustro-
wano ją jedynie na kilku pobieżnie przytoczonych przykładach. Analiza spektaklu mona-
chijskiej grupy teatralnej, który odzwierciedlać ma założenia teatru postdramatycznego, 
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prowadzi natomiast do konkluzji o wyeksponowaniu wymienności ról społecznych, 
szczególnie tych zdeterminowanych przez płeć biologiczną. Jak dowodzi autorka, uży-
wane przez cztery występujące w spektaklu aktorki maski stanowią subwersywny instru-
ment, umożliwiający odpsychologizowanie i odindywidualizowanie granych przez nie 
postaci. Trudno nie zgodzić się z badaczką, że dokładnie stuletni tekst austriackiego pi-
sarza cechuje wyjątkowa aktualność, a jednocześnie należy docenić dokonaną przez nią 
nobilitację przedstawienia spoza głównego teatralnego nurtu. Gęstość tekstu oraz po-
woływanie się w nim już to na samą nowelę Schnitzlera, już to na jej adaptację dokonaną 
przez Schlichta, a w końcu też na samą inscenizację przygotowaną przez Aurasa niestety 
zapętla wywód, utrudniając lekturę. 

Oryginalne podejście do fenomenu maski prezentuje Joanna Gospodarczyk. We 
wstępie do swojego artykułu dokonuje ona zwięzłej rekapitulacji dotyczącej dwoistości 
maski — jako materialnego artefaktu i znaczącej metafory — w obrębie teatru, przywo-
łując badania w tym zakresie, m.in. Tilo Schaberta, Moniki Schmitz-Emans oraz Petera 
Halla. Powołując się na ostatniego z wymienionych, autorka traktuje język dramatu jako 
specyficzną maskę, która niejako przejmuje rolę aktora. Za egzemplifikację tej tezy służą 
eksperymentalne teksty dla teatru jednego z najwybitniejszych współczesnych dramato-
pisarzy brytyjskich — Martina Crimpa. Zdaniem Gospodarczyk autor Obróbki i Na wsi 
traktuje język jako maskę, obnażającą społeczne absurdy, która stanowi jednocześnie in-
strument dekonstruujący nie tylko postaci dramatu, lecz i samego siebie. Struktura dialo-
gów u Crimpa w połączeniu z silnymi efektami metateatralnymi skutkuje wyraźnie ambi-
walentną obecnością postaci w jego tekstach, które podlegają specyficznemu maskowaniu, 
powodującemu ich obiektywizację. 

Ostatni artykuł zamieszczony w tomie odnosi się do multimedialnego spektaklu Mi-
chała Borczucha Czarne papugi, który swoją premierę miał w Krakowie w 2018 roku. 
W nader eksperymentalnej inscenizacji, podejmującej temat schizofrenii, wykorzystano 
poetycki tekst Chilijczyka Alejandro Moreno Jashésa oraz film zrealizowany w krakow-
skim szpitalu psychiatrycznym. Sinitta Kazek de facto niewiele uwagi poświęca samej 
inscenizacji Borczucha, koncentruje się za to na dość pobieżnej, eseistycznej charaktery-
styce współczesnego teatru, uwypuklając jego aspekt performatywny i rolę cielesności na 
scenie. Jednocześnie autorka stawia pytanie o wpływ zmian spowodowanych rozwojem 
mediów i nowych technologii na stosunek współczesnych twórców teatralnych do cie-
lesności aktora i jego maski w przestrzeni współczesnego teatru. Trudno znaleźć jednak 
w artykule jednoznaczną odpowiedź na to pytanie, podobnie zresztą jak i doszukać się 
klarownej interpretacji noszonych przez aktorów w spektaklu Borczucha „masek” — pla-
stikowych daszków wyposażonych w ledowe latarki — czy też wątków liminalnych zwią-
zanych z chorobą psychiczną jako głównym tematem Czarnych papug. Niemniej artykuł 
jest udaną próbą dokumentacji tej oryginalnej inscenizacji, również dzięki zamieszczonej 
w nim ikonografii. 

Przygotowany w krakowskim Uniwersytecie im. KEN tom zbiorowy Das Phänomen 
der Liminalität. Masken zwischen Theater- und Literaturwissenschaft mimo swojej dość 
skromnej objętości zawiera całe bogactwo spostrzeżeń i refleksji na temat liminalności, 
a w szczególności liminalnego charakteru masek. Chociaż autorki i autorzy zamieszczo-
nych w nim artykułów nie zajmują się explicite fenomenem maski — co podkreśla zresztą 
w swoim wstępie Wojciech Dudzik — eksplorują całą gamę bardzo odległych od siebie 
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tekstów, inscenizacji i zjawisk artystycznych, udowadniając inspirującą moc Turnerow-
skiej teorii. Poszczególne artykuły są wprawdzie dość nierówne pod względem meryto-
rycznym oraz warsztatowym, ale właśnie w ten sposób składają się na obraz pewnego 
wycinka polskiej humanistyki (a właściwie głównie germanistyki), tym bardziej że redak-
torka i redaktor tomu zaprosili do udziału w nim badaczki i badaczy reprezentujących 
różne pokolenia i różne doświadczenia naukowe. Mimo swoich niedoskonałości tom jest 
niewątpliwie ważnym przyczynkiem do dalszej dyskusji o niezwykle efektownym i nader 
aktualnym zjawisku liminalności.
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