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Płomienna „Matka Courage i jej dzieci”: wszystkie odcienie czerwieni   

 

Sztukę otwierają czerwone światła reflektorów, padające po obu stronach sceny i wyznaczające 

trajektorię wznoszącą się ku górze. Odnotowuję ten zabieg, ponieważ czerwień – zarówno 

iluminacyjna, jak i występująca fragmentarycznie w obrębie narracji – pozostaje nieodzownym 

elementem inscenizacji. Szczególną rolę odgrywa w symbolicznych ujęciach Erosa i Tanatosa 

– czerwona jest bowiem krew widoczna na prawej dłoni Eilifa, na czole Katarzyny, 

przesiąkająca regularnie wrzucane na scenę ubrania bezimiennych poległych oraz 

ornamentująca strój i wygląd nobliwej Yvette – wkomponowana w rude włosy szkarłatna 

kokarda, rubinowe zdobienia na podwiązce lewego uda, karmazynowe buty czy w końcu 

podkreślone karminową szminką usta. Czerwone reflektory powracają w momentach 

lirycznego śpiewu aktorów, mającego na celu przybliżyć publiczności aktualne i 

retrospektywne, wewnętrzne zmagania postaci. Kolor ten skupia w sobie bogactwo oraz 

antytetyczność ludzkich doświadczeń: od miłości, przez witalność, bunt, grzech, męczeństwo 

i ofiarę, po wojnę i zapowiedź tragedii. Wszystkie te doświadczenia są albo płomienne, albo 

ich nie ma…  

Interesującym komponentem jest również sposób wykorzystania przestrzeni 

scenicznej, umożliwiający interpretację całego spektaklu jako wielowymiarowego dzieła 

rozgrywającego się na dwóch planach jednocześnie. Poza właściwą estradą mamy do czynienia 

z metalowym wozem-domem organizującym miejsce akcji poszczególnych sekwencji. Pełni 

on funkcję miejsca handlu, schronienia bohaterów oraz emblematycznej części sztuki; widnieją 

na nim wydrążone znaki, m.in.: 1618, 1914, 1939, krew, strata, rozkaz. Podkreślenie 

szczególnych dat i wyrazów staje się dodatkową warstwą znaczeniową narracji. Dla przykładu: 

epizod, w którym matka rysuje czarne krzyże na papierze i miesza je w hełmie wojskowym – 

dodając przy tym: ,,rysuję czarny krzyż na karcie a czarna jest śmierć” – antycypuje losy dzieci, 

przepowiadając ich śmierć. Nic innego przecież nie mogłoby mieć miejsca w obrębie 

scenografii przybranej ,,krwią” i ,,stratą”. 

Szczególną uwagę zwraca wątek, w którym matka Courage – po wykonaniu pieśni 

skierowanej do syna-upiora – sięga po szablę, unosi ją nad głową i zastyga na chwilę w pozie 

– nieco groteskowej w tym obrazie – kobiety-rycerza. Odtwórczyni roli – Katarzyna Siergiej – 



powiedziała mi po ostatniej próbie przed premierą, że widzi w tej sekwencji mityczną Nike, 

waleczną matkę próbującą odnaleźć się w rzeczywistości wojennej, zwyciężczynię. W moim 

odczuciu bliższa matce Courage jest postać Niobe, królowej straty. Choć granica między 

zwycięstwem a stratą jest ambiwalentna, bohaterka Brechta w pewien sposób triumfuje, 

dźwigając swój dom na plecach – dosłownie – za pomocą dwóch sznurów założonych na barki 

wiedzie nomadyczne życie, walcząc o przetrwanie. Gdy jej córka, pozbawiona głosu 

Katarzyna, próbuje przemieścić dom na własnych plecach, jej starania spełzają na niczym, nie 

może udźwigać wojny, jej bowiem przeznaczony jest czarny krzyż a nie płomienne wysiłki. 

Katarzyna odzywa się po raz pierwszy po samobójczej – tak ją widzę – śmierci. W 

dwujęzycznym polsko-niemieckim duecie z matką śpiewa o minionym dzieciństwie. Nie mówi 

więc nadal, ale śpiewa, za czym idzie wieloraka symbolika: przekroczenia milczenia po 

traumie czy wykluczeniu, wolności, radości i... życia. Kiedy jednak dołącza do nich kohorta 

martwych oraz żywych postaci, nad chaosem efemerycznego życia – w czerwonych 

reflektorach – zwycięża śmierć. 


