
LABORATORIUM INSPIRACJI I INNOWACJI TWÓRCZYCH 
WYDZIAŁ TEATRU TAŃCA  W BYTOMIU 

2025/2026 
 

l.p. DZIEDZINA WYKŁADOWCA TERMIN 

I SEMESTR 

1 warsztat taneczny Maciej Kuźmiński 13-28 września 

2 warsztat reżyserski Szymon Kaczmarek  
 

10,11,12 październik 
 

3 warsztat choreograficzny Rachel Erdos 

 
26-28 październik 

 
 

4 warsztat taneczny Mikołaj Karczewski 
 

14,15,16 listopad 
 

5 Warsztat aktorski Martyna Wawrzyniak (WRiD) 

 
13,14 grudnia 

 

II SEMESTR 

6 Warsztat Lucija Velkavrh 12,14,16 styczeń 2026 

7 Warsztat taneczny Monika Witkowska 20,21,22 luty 2026 

8 Warsztat aktorski 
 

Teo Dumski Chomiak 
 

10,11,12 kwiecień 

9 Warsztat twórczy 
 

Ewa Głowacka- Fierek 
 

18,19 kwiecień 

 
PEDAGODZY – OPIS 
 
1.   Maciej Kuźmiński 

• Opis 
o Dynamic Phrasing Teachers Training programme 

▪ DPTT jest trzecim kursem szkoleniowym dla osób, które pragną pogłębić 
swoją wiedzę o metodzie Dynamic Phrasing oraz zdobyć certyfikację 
instruktorską. Jest to pierwszy w pełni otwarty kurs instruktorski, do 
którego przyjęte zostaną osoby wybrane z otwartego naboru. 

▪ W ramach kursu prowadzonego na Wydziale Teatru Tańca instruktorzy DP 
zostaną przeszkoleni w obrębie dwóch z pięciu filarów Dynamic Phrasing. 
Będą to filar II – Pętla, oraz filar IV – praca z podłogą. Są to dwa 
najbardziej techniczne filary Dynamic Phrasing, co sprawi że uczestnicy 



będą mogli wzbogacić swoje doświadczenie o dwie, skodyfikowane 
techniki ruchu. 

Istotną częścią kursu będą próbne zajęcia prowadzone przez instruktorów, w których wezmą 
udział studenci WTT. Zajęcia te będą odbywały się codziennie. 
Otwarte warsztaty poprowadzi również Maciej Kuźmiński. 
  
Dynamic Phrasing zaprasza do wejścia w dialog z własnym ciałem poprzez rygorystyczną i 
wielowymiarową praktykę opartą na 5 filarach ruchu i kompozycji. 
Pielęgnując różnorodność właściwą naszej naturze, oraz sięgając do korzeni siły grawitacji, 
Dynamic Phrasing zabiera w podróż do granic zdolności naszego ciała, aby wyzwolić pełen 
potencjał tancerza i głęboką pasję doświadczania ruchu. 
  
Dynamic Phrasing to metoda rozwijana przez Macieja Kuźmińskiego od 15 lat. Składa się na nią 
5 filarów, które nawzajem uzupełniają się, tworząc komplementarny język wyrazu dla artysty-
tancerza. W ramach zajęć we wrześniu 2024 studenci WTT będą mogli wziąć udział w lekcjach z 
filarów DP II – laboratorium ruchu, oraz DP V – rekompozycja. Lekcje będą prowadzone zarówno 
przez Macieja Kuźmińskiego, jak i przyszłych instruktorów metody DP. 
  
  

o Terminarz 
▪ Po konsultacji z uczestnikami, doszliśmy do wniosku, iż jesteśmy zmuszeni 

przesunąć o 1 dzień wprzód całe przedsięwzięcie. 
A zatem nowe terminy to sobota 13 września – niedziela 28 września. Jest to 16 dni. 

▪ Nasz przyjazd jest 13 września. Tego samego dnia odbędą się pierwsze 
lekcje praktyczne, tylko w gronie instruktorskim. 

▪ Nasz wyjazd jest 28 września, tego dnia nie ma lekcji praktycznych. 
▪ Noclegi potrzebne są w dniach od 13 do 28 września. 

  
o Grafik i struktura zajęć 

▪ Lekcje odbędą się w dwóch formułach 
• formuła jednorazowa: uczestnicy mogą przyjść na pojedyncze 

lekcje. Kontynuacja nie jest wymagana 
• formuła cyklu: uczestnicy deklarują wzięcie udziału w 5 

następujących po sobie lekcjach przez 5 kolejne dni 
▪ Grafik zajęć dla studentów: 

• 15.09 – poniedziałek 
o 10:00 – 11:30 - DP I - Pętla, (prow. M. Kuźmiński) – formuła 

jednorazowa 
o 13:00 – 14:45 – DP IV – praca z podłogą (prow. M. 

Kuźmiński) – formuła jednorazowa 

• 16.09 – wtorek 
o 10:00 – 11:30 - DP I - Pętla, (prow. M. Kuźmiński) – formuła 

jednorazowa 
o 13:00 – 14:45 – DP IV – praca z podłogą (prow. M. 

Kuźmiński) – formuła jednorazowa 

• 17.09 – środa 



o 10:00 – 11:30 - DP I - Pętla, (prow. M. Kuźmiński) – formuła 
jednorazowa 

o 13:00 – 14: 45 – DP IV – praca z podłogą (prow. M. 
Kuźmiński) – formuła jednorazowa 

  
• 18.09 – czwartek 

o 10:00 – 11:30 - DP I - Pętla, (prow. wybrany instruktor) – 
formuła jednorazowa 

o 13:30 – 14:45 – DP IV – praca z podłogą (prow. wybrany 
instruktor) – formuła jednorazowa 

  
• 19.09 – piątek 

o 10:00 – 11:30 - DP I - Pętla, (prow. wybrany instruktor) – 
formuła jednorazowa 

o 13:30 – 14:45 – DP IV – praca z podłogą (prow. wybrany 
instruktor) – formuła jednorazowa 

o 16:00 – 17:15 - otwarta rozmowa o Dynamic Phrasing ze 
studentami w jęz. angielskim(M. Kuźmiński). Zapisy na cykl 
zajęć w następnym tygodniu. 

• 22.09 – poniedziałek 
o 10:00 – 11:30 - DP I - Pętla, (prow. wybrany instruktor) – 

formuła cyklu 5 zajęć 
o 13:30 – 14:45 – DP IV – praca z podłogą (prow. wybrany 

instruktor) – formuła cyklu 5 zajęć 
  

• 23.09 – wtorek 
o 10:00 – 11:30 - DP I - Pętla, (prow. wybrany instruktor) – 

formuła cyklu 5 zajęć 
o 13:30 – 14:45 – DP IV – praca z podłogą (prow. wybrany 

instruktor) – formuła cyklu 5 zajęć 
  

• 24.09 – środa 
o 10:00 – 11:30 - DP I - Pętla, (prow. wybrany instruktor) – 

formuła cyklu 5 zajęć 
o 13:30 – 14:45 – DP IV – praca z podłogą (prow. wybrany 

instruktor) – formuła cyklu 5 zajęć 
  

• 25.09 – czwartek 
o 10:00 – 11:30 - DP I - Pętla, (prow. wybrany instruktor) – 

formuła cyklu 5 zajęć 
o 13:30 – 14:45 – DP IV – praca z podłogą (prow. wybrany 

instruktor) – formuła cyklu 5 zajęć 

• 26.09 – piątek 
o 10:00 – 11:30 - DP I - Pętla, (prow. wybrany instruktor) – 

formuła cyklu 5 zajęć 
o 13:30 – 14:45 – DP IV – praca z podłogą (prow. wybrany 

instruktor) – formuła cyklu 5 zajęć 



o 16:00 – 17:15 - otwarta sesja Q&A ze studentami po polsku 
(M. Kuźmiński) 

  
• Na zajęcia ze studentami DP IV – praca z podłogą prosimy o 

przydzielenie większej sali. W przypadku zajęć DP I – Pętla prosimy o 
nie przydzielanie nam małej Sali. 

• Dobrze by było, gdyby uczestnicy nie byli na poziomie początkującym. 
  

• Pełny grafik obejmujący zajęcia tylko dla instruktorów wyślę w maju. 
  
  
  
  

 
 
2.Szymon Kaczmarek- warsztaty reżyserskie. 
 

Szekspir. Od pomysłu do realizacji.  
Na przykładzie pracy z tekstem klasycznym.  
 
 
William Szekspir Kupiec Wenecki 
 
 
Warsztaty wymagają od uczestników wcześniejszego zaznajomienia się z tekstem Kupca Weneckiego 
Szekspira w wybranym tłumaczeniu. (Polecam tłumaczenie Stanisława Barańczaka, do dyspozycji wersja 
w pdf   https://drive.google.com/file/d/1USeBIYaCINRodwm5JYiIwFMZeHBbRfAs/view ), oraz 
przemyślenia wstępnej koncepcji realizacji tekstu. Koncepcja nie musi zawierać pełnej interpretacji 
tekstu. Ma być zalążkiem idei, przemyśleniem na temat wybranego motywu lub sekwencji zdarzeń, lub 
wątku. Ma być ideą twórczą i czymś, co uruchamia do dalszego myślenia. Obrazem, zdjęciem, 
nawiązaniem do rzeczywistości, muzyką itp. Stanie się to kanwą do dalszej pracy nad wybranym 
zagadnieniem, wątkiem, motywem. Celem warsztatów jest rozwój pierwotnej idei reżysersko 
interpretacyjnej i doprowadzenie jej w prostych krokach do realizacji w wybranej formie: sceny, etiudy, 
performance'u, szkicu przedstawienia, koncepcji realizacyjnej itp. Warsztaty mają na celu rozwój 
indywidualnego myślenia oraz przybliżenie reżyserskich metod twórczych bazujących na interpretacji, 
swobodzie myślenia i nieszablonowego podejścia do tematu niesionego poprzez klasyczny tekst. 
Wsparcie warsztatowe polega na przedstawieniu metod pracy z tekstem oraz zderzeniu idei z 
wymaganiami, jakie stają na drodze praktycznej realizacji.  
 
 
 

BIO 

Szymon Kaczmarek (ur. 1986) jest absolwentem Wydziału Reżyserii krakowskiej PWST. Był asystentem 

Pawła Miśkiewicza (Przedtem/Potem Rolanda Schimmelpfeniga) i Krystiana Lupy (Factory 2). W tym 

ostatnim spektaklu zagrał również rolę Dziennikarza.  

Zadebiutował Kuszeniem cichej Weroniki Roberta Musila w Teatrze Nowym w Krakowie (2008). Z 

kolektywem Harakiri Farmers na poznańskiej pływalni stworzył spektakl taneczny Keret, nagrodzony w 

https://drive.google.com/file/d/1USeBIYaCINRodwm5JYiIwFMZeHBbRfAs/view


konkursie NOWE SYTUACJE Festiwalu Malta. Jego Poskromienie złośnicy z Teatru Wybrzeże (2008), 

zostało wyróżnione na Festiwalu Szekspirowskim w Gdańsku. Spektakl @linka na podstawie blogu 

Mydziecisieci w Starym Teatrze w Krakowie (2008) otrzymał I. nagrodę Międzynarodowego Festiwalu 

Teatralnego BlogTXT w Schauspielhaus w Grazu. Ponadto wyreżyserował: 

• Ewangelię na podstawie Ewangelii według św. Jana (Teatr Dramatyczny w Warszawie) 

• Nasze miasto Thorntona Wildera (Stary Teatr w Krakowie) 

• Kordiana według Juliusza Słowackiego (Stary Teatr w Krakowie) 

• Jądro ciemności według Josepha Conrada  (Teatr im. Żeromskiego w Kielcach) najlepszy spektakl 

sezonu artystycznego 2011/2012 wg dziennikarzy w Plebiscycie o Dzika Różę. Prezentowany na 

festiwalu Boska Komedia w Krakowie 

• Samuela Zborowskiego Juliusza Słowackiego (Teatr Nowy w Łodzi) 

• Versus według Rodrigo Garcii (Teatr im. Bogusławskiego w Kaliszu) 

Jury 54. Kaliskich Spotkań Teatralnych przyznało nagrodę im. Jacka Woszczerowicza Piotrowi 

Domalewskiemui i Janowi Jurkowskiemu. 

• Heddę Gabler Henrika Ibsena (Teatr im. Siemaszkowej w Rzeszowie) 

• Granicę według Zofii Nałkowskiej (Teatr Polski w Poznaniu) 

• Srebrne tsunami Żelisława Żelisławskiego (Teatr im. Kochanowskiego w Opolu) 

• Odprawę posłów greckich Jana Kochanowskiego (Teatr im. Norwida w Jeleniej Górze) 

• Kokainę albo sprawiedliwość dla wszystkich Żelisława Żelisławskiego (Teatr im. Bogusławskiego w 

Kaliszu/ Teatr Dramatyczny im. Szaniawskiego Wałbrzych) 

• kalifornię nieśmiertelni Justyny Litkowskiej (Teatr Współczesny w Szczecinie) Najlepszy spektakl 

festiwalu Fanaberie 2017, oraz liczne nagrody aktorskie min. XVIII Festiwalu Rzeczywistość 

Przedstawiona w Zabrzu 

• Idiotę F. Dostojewskiego (Teatr im. Siemaszkowej w Rzeszowie) 

• Kupca weneckiego Wiliama Szekspira (Teatr Nowy im. Witkacego w Słupsku) Spektakl otrzymał 

nagrodę Złotego Yoricka 2019 Festiwalu Szekspirowskiego  jako najlepsza polska inscenizacja 

szekspirowska sezonu 2018/2019. 

 

• Burzę  Wiliama Szekspira (Gdański Teatr Szekspirowski) 

• Walkę o ogień i wzrost gospodarczy (Polski Teatr Tańca)  



• W co wierzą Polacy Żelisława Żelisławskiego (Teatr Współczesny we Wrocławiu) 

• Budowniczego Solnessa Ibsena (Teatr im. Bogusławskiego w Kaliszu) 

• Wszystko dobre co się dobrze kończy Wiliama Szekspira w Teatrze im. Bogusławskiego w Kaliszu. 

Przedstawienie zakwalifikowane do finału konkursu o złotego Yoricka Festiwalu 

Szekspirowskiego w Gdańsku. Przedstawieni zostało zakwalifikowane do  finału Klasyki Żywej i 

zostało zaprezentowane na festiwalu Opolskie Konfrontacje Teatralne. 

• Miarkę za miarkę Wiliama Szekspira w Teatrze im. Wandy Siemaszkowej w Rzeszowie 

 

Ponadto współpracuje przy tworzeniu komercyjnego kontentu filmowego. Pisze scenariusze i koncepty 

reklam telewizyjnych oraz je reżyseruje. Tworzy programy edukacyjne we współpracy z markami.  

 

Reżyserował również dyplomy studentów: 

• Cztery na podstawie Niepokojów Wychowanka Toerlessa Roberta Musila. 

(PWSTviT)  Przedstawienie jako najlepsze przedstawienie festiwalu zostało rekomendowane do 

wzięcia udziału w Międzynarodowym Festiwalu Szkół Teatralnych w Warszawie, a aktorzy 

wyróżnieni nagrodami min. główną nagrodą aktorską. 

• Ja – jestem – nim na podstawie opowiadań Etgara Kereta (AST Kraków) 

• Marie Stuart Friedricha Schillera (AST Kraków) 

• nie jest nam tak źle ani nie jest to takie straszne na podstawie dramatów Rodrigo Garcii (STA 

Poznań) 

• usterki na podstawie opowiadań Etgara Kereta (STA Poznań) 

 

Harmonogram 

• 10.10.2025 (piątek) 18:00-21:00 (4) 

• 11.10.2025 (sobota) 10:00-13:45 (5), 15:00-18:45 (5) 

• 12.10.2025 (niedziela) 10:00-13:00 (4), 

Limit 30 osób 

Sala 305 

 

 



3. Rachel Erdos 

 

 
Rachel Erdos to wielokrotnie nagradzana, niezależna, brytyjsko-izraelska choreografka. Pochodzi z 
Newcastle upon Tyne i od 2002 roku mieszka i pracuje w Tel Awiwie. Ukończyła studia magisterskie w The 
Laban Centre w Londynie, specjalizując się w choreografii. 

Rachel jest laureatką wielu nagród i wyróżnień, w tym: I nagrody w Międzynarodowym Konkursie 

Choreograficznym AICC w Aarhus w Danii w 2008 roku; projektu na zlecenie City Dance Ensemble w 

Waszyngtonie w 2009 roku; nagrody Artysty Roku w Dziedzinie Tańca przyznanej przez Ministerstwo 

Absorpcji w Izraelu w 2012 roku; oraz nagrody Pretty Creative Commission przyznawanej przez 

NorthWest Dance Project w Portland w USA w 2014 roku. W 2015 roku Rachel otrzymała nagrodę dla 

Niezależnego Choreografa Roku od Ministerstwa Kultury Izraela. 

Jej występy były zlecone przez Company E i American University w Waszyngtonie, D.C. (USA); NorthWest 

Dance Project w Oregonie, USA; Panta Rei Danseteater i Mancopy Dance Company w Danii; Living Space 

Theatre w Polsce; Moving Into Dance Mophatong Company w Johannesburgu, RPA; NorthWest Dance 

Project w Oregonie, USA; a także Curtain Up Festival, Kolben Dance, Ido Tadmor, Nehara Dance 

Company i Machol Shalem Dance House w Izraelu. 

Jej prace można było oglądać na całym świecie, m.in. w Australii, na Białorusi, w Chinach, na Cyprze, w 

Czechach, Danii, Niemczech, Hongkongu, Irlandii, Izraelu, Włoszech, Kazachstanie, Kirgistanie, Norwegii, 

Polsce, Senegalu, Słowacji, RPA, Szwajcarii, Tadżykistanie, Tanzanii, Wielkiej Brytanii i USA, w 

prestiżowych miejscach, takich jak Kennedy Center w Waszyngtonie i Royal Opera House w Londynie. 

W 2017 roku Rachel stworzyła choreografię do teledysku do piosenki „Did You Really Said No”, 

skomponowanej i wyreżyserowanej przez Orena Lavie, z udziałem Vanessy Paradis. 

Oprócz tworzenia własnych dzieł i prezentowania istniejących spektakli, Rachel pracuje jako doradca 

artystyczny i dramaturg dla innych choreografów, w tym Yossiego Berga i Teatru Tańca Oded Graf, 

Teatru Tańca Panta Rei, Anat Grigorio, Gilada Jerushalmy'ego i Oriego Lenkinskiego. Rachel była 

kuratorką tańca na Festiwalu Muzycznym Menashe Forest w Izraelu w latach 2016 i 2017, a w latach 

2020-2024 dyrektorką artystyczną Tygodnia Tańca Machol Shalem. Rachel jest członkinią Izraelskiego 

Stowarzyszenia Choreografów od 2009 roku, a w latach 2021-2023 była członkinią komitetu sterującego. 

Rachel prowadzi intensywne szkolenia zarówno dla profesjonalistów, jak i osób niebędących 

profesjonalistami. W 2018 roku była artystką wizytującą i wykładowcą na Uniwersytecie Browna w USA. 

W 2024 roku została zaproszona do poprowadzenia kursu rozwoju zawodowego w Muda Africa w 

Tanzanii, wspólnie z Panta Rei Danseteater. 

 

https://www.rachelerdos.com/copy-of-older-works 

 

https://www.rachelerdos.com/copy-of-older-works


Harmonogram: 

• 26.10.2025 (niedziela) 10:00 - 13:45 (5) 

• 27.10.2025 (poniedziałek) 15:00 - 19:30 (6)  

• 28.10.2025 (wtorek) 15:00 - 20:15 (7)  
 

 

 

4. Mikołaj Karczewski -DECONSTRUCTION LAB 
 
LIT opierać się będzie na doświadczeniach tanecznych i choreograficznych Mikołaja Karczewskiego oraz 
"obstruction technique" zapoczątkowanej przez amerykańską reżyserkę Nancy Spanier i twórczo 
rozwiniętą przez duńskiego choreografa i dyrektora artystycznego Granhøj Dans, stając się autorską 
metodą choreograficzną Pallego Granhøja. Mikołaj współpracuje z tą kompanią od 14 lat, tańcząc w 7 
spektaklach, niektóre z nich ponad 100 razy.  
 
Sam Granhøj definiuje swoją metodę w następujący sposób:   
"Technika obstruction to sposób na odnalezienie esencji tańca. Pytanie: czym jest taniec i jaka jest rola 
tancerza? Obstruction to jednocześnie dekonstrukcja i rekonstrukcja ruchu – proces, który burzy i tworzy, 
można go nazwać tańcem dekonstrukcyjnym. Koniec staje się początkiem"* (źródło: 
[granhoj.dk](http://granhoj.dk/)).   
 
Jest to kluczowy element jego twórczości i wyróżnia go na tle innych artystów. 
Podstawowe założenie tej techniki polega na celowym wprowadzaniu przeszkód (obstrukcji) w ruchy 
tancerzy. Zamiast tworzyć choreografię, którą tancerze mają naśladować, Granhøj wychodzi od ich 
własnego, naturalnego materiału ruchowego. Następnie nakłada na niego różne ograniczenia. 
Celem tej metody nie jest zniszczenie ruchu, ale jego przekształcenie i ujawnienie "czegoś nowego". 
Ograniczenia i przeszkody zmuszają tancerzy do reagowania, improwizowania i poszukiwania 
alternatywnych rozwiązań dla zaistniałych rytmów czy architektury ruchu.  
 
Podczas pracy skupimy się na różnorodnych metodach obstruction, gdzie uczestnicy, przetwarzając 
zadany materiał, odkrywają nowe schematy i rozwiązania ruchowe. Ucieleśnienie tych zasad rozwija 
twórczy potencjał "żywych" procesów choreograficznych. Dzięki szczegółowym i praktycznym zasadom 
technika ta poszerza rozumienie ruchu, jego znaczeń oraz zagadnień związanych choćby z kompozycją czy 
improwizacją.   
 
*Obstruction technique* to otwarty proces – bardziej praktyka twórcza i sposób myślenia niż sztywna 
metodologia. Strukturyzuje one działania, ułatwiając adaptację choreografii do konkretnych założeń, 
stawia na współpracę z tancerzem i kreatywne wykorzystanie przeszkód, pozostawiając przestrzeń dla 
cielesnej ekspresji, kreacji scenicznej i artystycznych poszukiwań 

 

BIO 
 
Mikołaj Karczewski (on/jego) – tancerz, choreograf, pracujący w Polsce i za granicą. Interesują go 
przestrzenie spotkań praktyk tanecznych i teatru. Istotne jest dla niego słowo spotkanie - brak hierarchi 
jednego nad drugim, poszukiwanie języka ruchu jako źródła treści, ekspresji, czy zwyczajnie przyjemności 

http://granhoj.dk/
http://granhoj.dk/)


powrotu do ciała.  
 
Występował w spektaklach wielu uznanych reżyserów, m.in. Cezarego Tomaszewskiego, Magdaleny 
Piekorz, Moniki Strzępki, Mateusza Pakuły, Jędrzeja Piaskowskiego oraz w choreografiach Colleen 
Thomas Young, Joe Altera, Elisabetty Consonni i Rachel Erdos.  
 
Od 2016 pracuje jako choreograf (teatry dramatyczne, PTT, opery).  
W tym roku m.in można było zobaczyć jego prace w operze szwajcarskiej, tj. 6h finale "Upadku Bogów" 
Wagnera: "Gotterdamerung " wyreżyserowanym przez Ewelinę Marciniak w teatrze Buhne Bern.  
 
Od 2012 związany z duńską sceną tańca. W trakcie swojej 14 letniej współpracy z choreografem Palle 
Granhøj wystapił w 7 spektaklach kompanii Granhøj Dans. 4 spośród nich otrzymały prestiżową duńską 
nagrodę "Reumert" jako najlepsze spektakle taneczne sezonu. Karczewski za rolę szarlatana w spektaklu 
"Petrushka - Extended" otrzymał nominacje jako najlepszy tancerz 2016 roku. Zespół brał udział w wielu 
prestiżowych festiwalach, pokazując swoje spektakle w 49 krajach, a Karczewski w spektaklu solowy pod 
szyldem Granhøj Dans  dwukrotnie reprezentował Danię w ramach Edinburgh Festival FRINGE w latach 
2022 i 2023. 
 
Dodatkowo, w roku 2020, Karczewski rozpoczął współpracę z kolejną słynną duńską kompanią DON GNU 
– gdzie za role w jej dwóch produkcjach otrzymał nominacje jako najlepszy tancerz sezonu 2023 
przyznawaną przez CPH culture. 
 
Uhonorowany stypendium MKiDN Młoda Polska 2020 – dzięki któremu stworzył swój pierwszy autorski 
spektakl „Cornerstone”.  
W latach 2013 - 2021 współpracował z PWST WTT w Bytomiu jako wykładowca tańca współczesnego. 
 
 

Harmonogram 

• 14.11.2025 (piątek) 18:00-21:00 (4) 

• 15.11.2025 (sobota) 10:00-13:45 (5), 15:00-18:45 (5) 

• 16.11.2025 (niedziela) 10:00-13:00 (4), 

 

5. Martyna Wawrzyniak -Autoperformance 
 

Autoperformance 
 
Co można wyrazić słowami, a co komunikuje się jedynie przez ciało? Kiedy liczy się to co mamy do 
powiedzenia, a w jakich sytuacjach znaczenie ma jedynie to, w jaki sposób mówimy? Jakich strategii 
używać próbując skonstruować dramaturgię własnego, solowego występu? W jaki sposób można być i 
przedmiotem i podmiotem własnej opowieści? Czy są tematy, które wyrażają się jedynie poprzez 
konkretne środki wyrazu?  
 
W ramach warsztatów skupimy się na konstruowaniu solowego występu opierając się na hybrydycznej, 
politycznej dramaturgii łączącej ruch sceniczny z różnorodnymi formami tekstów dla teatru. Będziemy 
wykorzystywać fragmenty dramatów, adaptacji, prozy, poezji, tekstów naukowych, reportaży, 
publicystyki, manifestów oraz własnego pisania. Celem warsztatów jest przygotowanie współczesnego 
solo, które operuje różnorodnymi dramaturgicznymi środkami, by jak najprecyzyjniej skupić się na sednie 



badanego tematu. 
 
Mile widziane będzie przygotowanie przed spotkaniem fragmentu swojej pracy solowej lub solowego 
momentu w zbiorowym występie, którą/który osoby uczestniczące w warsztatach uznają za niepełną, 
nieudaną, niedopowiedzianą.  
 

Martyna Wawrzyniak - dramaturżka, autorka tekstów, absolwentka dramaturgii na Wydziale Reżyserii i 
Dramaturgii Akademii Sztuk Teatralnych im. Stanisława Wyspiańskiego w Krakowie. Członkini i 
współzałożycielka Pracowni Dramaturgicznej AST Kraków (projekty realizowane: „archiwum//lab.”, „Inny 
Teatr”). Absolwentka podyplomowych Gender studies Instytutu Badań Literackich PAN. Od 2024 roku 
Prodziekanka Wydziału Reżyserii i Dramaturgii AST w Krakowie. 
 

Współautorka adaptacji i dramaturżka przy spektaklu dyplomowym WA AST w Krakowie  #Gwałt na 

Lukrecji, inspirowanego poematem Williama Shakespeare’a w reżyserii Marcina Libera. Dramaturżka przy 

spektaklu Wolę się ścigać niż zakochiwać w reżyserii Igi Gańczarczyk realizowanego w ramach Konkursu 

Dormana Instytutu Teatralnego we współpracy z Teatrem Pinokio w Łodzi. Współautorka scenariusza 

spektaklu Teoria smutnego chłopca w reżyserii Cezarego Tomaszewskiego, Komuna/Warszawa.  Autorka 

tekstu do spektaklu Między ustami a brzegiem pucharu w reżyserii Remigiusza Brzyka, (Teatr Zagłębia w 

Sosnowcu), autorka scenariusza do spektaklu Ach, jakże godnie żyli (Teatr Powszechny im. Zygmunta 

Hubnera w Warszawie) w reżyserii Marcina Libera. Współautorka scenariusza spektaklu Serce w reżyserii 

Wiktora Bagińskiego (TR Warszawa). Autorka tekstów do spektaklu Powiem i zobaczę co się stanie w 

reżyserii Małgorzaty Wdowik i według koncepcji Grupy Artystycznej Teraz Poliż. Jej dramat 

Schwarzcharakterki znalazł się w finale 15. edycji Gdyńskiej Nagrody Dramaturgicznej. Współautorka 

scenariusza Niedoskonała utopia w reżyserii Noemi Berkowitz (Kammerspiele Muenchen i TR Warszawa). 

Autorka scenariusza do krótkometrażowego filmu Wanda w reżyserii Anny Baumgart. Autorka adaptacji 

opowiadań Lucii Berlin Instrukcja dla pań sprzątających w reżyserii Olgi Ciężkowskiej (Teatr im. J. 

Kochanowskiego w Opolu). Wraz z Patrycją Kowańską współautorka scenariusza do spektaklu 

Nieustraszona miłość Eve Adams w reżyserii Olgi Ciężkowskiej (Narodowy Stary Teatr im. H. 

Modrzejewskiej w Krakowie). Laureatka Letniej Rezydencji Dramaturgicznej 2024 Scena Nowej 

Dramaturgii organizowanej w Teatrze im. Wandy Siemaszkowej w Rzeszowie. 

 

 
Harmonogram: 
  

• 13.12.2025 (sobota) 10:00-13:45 (5), 15:00-18:45 (5) 
 

• 14.12.2025 (niedziela) 10:00-13:45 (5), 15:00-17:15 (3) 
 

 

 

 

 

 

 



 

II SEMESTR LATO 2025/2026 

 

6. Lucija Velkavrh  
Tancerka, choreografka i nauczycielka tańca; kierownik katedry tańca jazzowego w Alma Mater 
Europaea Dance Academy. 

 
 
Lucija Velkavrh is an expert in the field of jazz and contemporary jazz dance technique. As a dancer, 
choreographer and dance pedagogue she has been artistically engaged in Slovenia and abroad for more 
than 20 years.  
 
During her competing years, Lucija won National, European and World championship titles in solo, duo, 
group and formation categories in jazz, show dance and modern. Later on she participated as a 
choreographer and a judge in many international dance festivals. In 2023, she received a special 
recognition award for the best choreography in the contemporary jazz category at the International Dance 
Festival in Budapest, as well as multiple invitations for the Gala event (selection of the best 
choreographies).  
 
Through her past knowledge and experiences, Lucija was educated in different dance styles and 
techniques: jazz, contemporary, modern jazz, balet, horton, partnering and improvisation. She expanded 
her dance knowledge by attending classes, seminars and dance conventions in Los Angeles (EDGE 
Performing Arts Center, Millennium Dance Complex, Debbie Reynolds Dance Studio), New York (Brodway 
Dance Center, Steps on Brodway, Gibney 890 Brodway, Jump Dance Convention), Paris (Studio Harmonic, 
Le Centre des Arts Vivants, Centre de Danse du Marais, Centre International de Danse Jazz), London 
(Pineapple Dance Studios), Amsterdam (Amsterdam Dance Centre), Madrid (Danza180), Kiev 
(Atmosphere Dance Events Camp) Vienna (ImPulsTanz – Vienna International Dance Festival) and 
Stockholm (Balettakademien Stockholm). 
 
Lucija created and choreographed many stage performances in Slovenia. She performed on local and 
national cultural events, including performing her solo piece on the National Day for the president of 
Slovenia and other politicians in Slovenian Parliament. For the past thirteen years, she has been co-
creating dance performances in Bastarts Academy, where she works as a teacher, mentor and a 
choreographer.  
 
Lucija had several workshops abroad, teaching in Europe (Austria, Croatia, Italy) and Latin America (Brazil) 
in different dance studios and companies. As a guest teacher and choreographer, she was invited to work 
with professional dancers from Companhia de Ballet de Niterói (Rio de Janeiro), Raça Cia de Dança (São 
Paulo), SASHAS (Curitiba) and Prisma Cia de Dança (São Luís).  
 



In 2021, she established three-year undergraduate Jazz Dance study program on Alma Mater Europaea 
Dance Academy (first bologna (BA) degree), providing students skills and competences for a successful 
career in dance. Lucija is now the Head of jazz dance department, successfully leading the program and 
teaching dance and choreography.  
 
Formal/Other Education  
 
Lucija finished her studies on Faculty of Social Sciences, University of Ljubljana. She got a Master degree 
in Marketing Communication. She also finished elementary music school, where she attended music 
theory classes and piano lessons for 10 years.  
 
Class description 
Class centers on the dynamics, rhythm and playfulness of the jazz dance style. Each session begins with a 
structured warm-up, followed by technical exercises and concludes with learning jazz or modern jazz 
choreography. Lucija’s dancing and teaching reflects emotions in motions, body and soul alignment and 
above all, honesty in movement. She is very energetic and expressive, qualities she also encourages in 
her students. Through music interpretation and proper use of breathing, she inspires dancers to learn 
more about themselves than they knew just minutes before. Always motivated to enhance dancers’ 
technical and emotional skills, she focuses on developing their passion, strength and joy for the 
movement.  
 

 
Harmonogram 

• 12.01.2026 (poniedziałek)  19:00- 20:30 (2h) 

• 14.01.2026  (środa)   19:15 – 20:45  (2h) 

• 16.01.2026  (piątek)  18:00-19:30 (2h) 

 

7. Monika Witkowska - „Struktury choreograficzne z perspektywy muzyki.” 
 

Monika Witkowska - tancerka, choreografka, pedagożka. Absolwentka Wydziału Teatru Tańca w Bytomiu 

Akademii Sztuk Teatralnych w Krakowie oraz Wydziału Rytmiki Państwowej Ogólnokształcącej Szkoły 

Muzycznej IIº w Częstochowie. Stypendystka Wydziału Tańca na Folkwang University of the Arts w Essen 

oraz Wydziału Teatru Tańca Kibbutzim College of Education w Tel-Awiwie. Obecnie wykładowczyni tańca 

współczesnego Akademii Muzycznej w Katowicach oraz gościnna wykładowczyni Akademii Sztuk 

Teatralnych w Krakowie. Certyfikowana nauczycielka metody Dynamic Phrasing oraz Progressing Ballet 

Technique. Współtworzy kolektyw twórczy Sticky Fingers Club. Współzałożycielka Vagabond Physical 

Collective.   

Jako tancerka działa w Polsce i za granicą. Współpracowała m.in. z J. Łumińskim (Polska), M. Kuźmińskim 

(Polska), R. Erdos (Izrael/UK), D. Knapik (Polska/Niemcy), C. Thomas (USA), H. Kaalund’em (Niemcy), B. 

Michaels’em (UK), P. Bargetto (USA), W. Mocheniejem (Kanada), J. Stuhrem (Polska), J. Skubaczkowskim 

(Polska), A. Piotrowską (Polska). Od 2019 roku działa w roli asystentki choreografa Macieja Kuźmińskiego 

współpracując m.in. z Polskim Teatrem Tańca (2019), Staatstheater Kassel (2021), Landestheater Linz 

(2023) oraz Theater Osnabrück (2024).  

Współtworzone przez nią spektakle odwiedziły m.in. Chiny, Niemcy, Słowację czy Cypr, zaś jako tancerka 



prezentowała się w USA, Chinach, Wielkiej Brytanii, Izraelu, Belgii, Holandii, Luksemburgu, Włoszech, 

Niemczech, Rumunii, Słowenii, Litwie, Ukrainie, Czechach, Słowacji, Austrii i innych.  

W sztuce łączy doświadczenia ruchowe i muzyczne. Stawia na dystans, lekkość i kolektywność. Interesują 

ją praktyki cielesne na styku choreografii, teatru i performansu. 

 

OPIS WARSZTATÓW „Struktury choreograficzne z perspektywy muzyki.” 
 
Warsztaty będą oparte za doświadczaniu, analizie i pogłębianiu świadomości szeroko rozumianej 
muzyczności w sztuce choreografii. Skupimy się za dwóch głównych kierunkach działań: 
- przekładaniu form muzycznych na struktury choreograficzne, 
- badaniu możliwych relacji między muzyką a ruchem ciała w przestrzeni. 
Celem rozgrzewek będzie zapoznanie uczestników z narzędziami wspierającymi rozwój 
 „umuzycznienia" ciała – rozumianego jako wrażliwość ciało-umysłu na impulsy muzyczne pochodzące 
zarówno z wnętrza ciała, jak i z otoczenia. 
Jako bazę wykorzystamy jakości dynamiczne i artykulacyjne muzyki przełożone na jakości ruchu (bazując 
m. in. na koncepcjach Rhythms i Effort Qualities Rudolfa Labana). 
Podczas głównej części podejmiemy próbę stworzenia miniatur ruchowych w różnych relacjach do 
muzyki  w ścisłym i swobodnym związku oraz w kontrapunkcie do niej. Opracujemy partyturę graficzną 
na podstawie wybranego utworu muzycznego oraz partyturę numeryczną, i przełożymy je na działania 
choreograficzne. Bazując na muzycznej technice wariacyjnej, skupimy się na wytwarzaniu narzędzi do 
przekształcania fraz ruchowych. 
Główne cele warsztatów to: 
- wzbogacenie indywidualnego „narzędziownika choreografa/ki”, co pozwoli na poszerzenie 
perspektywy własnej praktyki choreograficznej, 
- doświadczenie procesu kreacji wspierającego intuicję twórczą i wykraczająca poza schematy myślenia 
wertykalnego, 
- odnalezienie własnych metod poszukiwania inspiracji twórczych, 
 
Co zabrać na warsztaty? 
- notes i długopis, 
- słuchawki, 
- telefon z możliwością odtwarzania muzyki. 
 
 
8. Teo Dumski Chomiak 
 

 

BIO 

"Teo Dumski Chomiak (ur. 1984) – aktor, reżyser, pedagog, eksperymentator. Absolwent Wydziału 
Aktorskiego PWST Wrocław w roku 2007. Przez wiele lat tworzył pod skrzydłami wrocławskiego Teatru 
Ad Spectatores, a w roku 2016 powołał do życia Cloud Theater (teatr w chmurze) wraz z premierą 
uznanego spektaklu "Krótki Zarys Wszystkiego" (A Short Outline of Everything). 

Prócz działalności artystycznej zajmuje się badaniem, uczeniem i rozwijaniem technik aktorskich w 
kontekście współczesnej wiedzy psychologicznej i kognitywistycznej. Specjalista w dziedzinie techniki 
Michaiła Czechowa, którą poznawał czerpiąc naukę m.in. od Grahama Dixona (Michael Chekhov Studio 
London), Lenarda Petita (MICHA) czy Jarosława Gajewskiego. Od 2017 roku prowadzi zajęcia w Akademii 
Sztuk Teatralnych we Wrocławiu, gdzie (prócz zajęć kierunkowych w podstawowym programie 
nauczania) aktywnie rozwija metodykę nauczania techniki Michaiła Czechowa. 



Jest autorem kilku uznanych eksperymentów formalnych, szczególnie na polu tworzenia nowych 
technologii w teatrze i ich kreatywnego wykorzystania. W swojej twórczości broni sensu istnienia artysty 
w dzisiejszym technologicznym świecie, czym otwiera wątki transhumanistyczne. Na TEDx Wroclaw 2017 
przedstawił ideę “Tech is a Being” (Technologia jest Istotą). Twórca kilku nowatorskich narzędzi 
łączących teatr z technologią, zacierających granice między sztuką aktorską, malarską, scenograficzną, 
sztuką nowych mediów i sztuczną inteligencją. Spektakle i performanse Cloud Theater zawsze połączone 
są z poszukiwaniem nowych narzędzi i środków artystycznych. Udany mariaż technologii z teatrem 
przyniósł mu nagrodę WARTO 2018, czy  nominację do Wrocławskiej Nagrody Teatralnej 2017. Spektakle 
Cloud Theater pokazywane były na prestiżowych festiwalach w Polsce i Europie (m.in. w Krakowie, 
Warszawie, Budapeszcie, Białorusi czy Kolonii)." 

OPIS 

Warsztat narzędzi aktorskich opartych na Technice Michaiła Czechowa oraz autorskich metodach 
prowadzącego. 

To zaproszenie do intensywnej, praktycznej pracy nad relacją między ciałem, ruchem, myślą i słowem – 
widzianą z perspektywy aktora, performera i twórcy scenicznego. 

Podczas warsztatu będziemy badać, jak: 

• głos i mowa staje się działaniem scenicznym, a nie dodatkiem do ruchu, 
• oddech, intencja i fizyczność organizują sens wypowiedzi, 
• ruch i słowo mogą funkcjonować jako jedno, nie konkurując ze sobą, 
• intencja przepływa przez osobę sceniczną, budując spójne, żywe działanie sceniczne, 
• zacierać granice między środkami wyrazu, by precyzyjniej komunikować sensy. 

Zajęcia czerpią z wieloletniej praktyki pedagogicznej i artystycznej prowadzącego, jego pracy z Techniką 
Michaiła Czechowa oraz doświadczeń zdobytych w teatrze repertuarowym, niezależnym i 
performatywnym. 

Warsztat skierowany do studentów zaawansowanych ruchowo, gotowych na świadomą, 
psychofizyczną pracę i spotkanie z inną perspektywą. 

 
 
9. Ewa Głowacka-Fierek 
 

 
 Jest absolwentką Technikum Budowy Fortepianów w Kaliszu (1988), Akademii Muzycznej w Poznaniu 
(1995, mgr sztuki) oraz Wydziału Studiów Podyplomowych – Logopedia Uniwersytetu im. Adama 
Mickiewicza w Poznaniu (2005). Swoją wiedzę o głosie pogłębiała uczestnicząc w licznych warsztatach 
m.in.: Zygmunta Molika, Olgi Szwajgier, Huberta Noe i Kristin Linklater. Ukończyła szkolenie 
nauczycielskie w zakresie „Speech Level Singing” i „International Voice Teachers of Mix Advanced 
Teacher Training”. 
W sierpniu 2023 roku, uzyskała międzynarodowy certyfikat DLT ( Designation Linklater Teacher). 



 Brała udział w warsztatach i kursach związanych z szeroko rozumianą świadomością ciała, takich jak: 
- Technika Aleksandra 
- Metoda Feldenkreisa 
- Metoda TRE 
- Mindfulness  
- Tai Chi i Taekwondo 
- joga według metody Iyengara (ćwiczy od 15 lat)  

 
W latach dziewięćdziesiątych jako wokalistka brała udział w międzynarodowej produkcji muzycznej: 
„Phantom Of The Opera” (Niemcy/Austria/Szwajcaria). współpracując także w wielu projektach z 
czołowymi poznańskimi muzykami jazzowymi. Laureatka I miejsca w konkursie wokalnym Festiwalu 
Studenckiego FAMA w 1997 roku w Świnoujściu. Brała udział w spektaklach w Teatrze Nowym w 
Poznaniu i Teatrze Ósmego Dnia im. Lecha Raczaka. 
Po ukończeniu studiów pracowała jako trener wokalny w Poznańskim Chórze Katedralnym, w Centrum 
Kultury Zamek, w Akademii Sztuk Wizualnych i w Teatrze Nowym w Poznaniu oraz w teatrach Rampa i 
Polonia w Warszawie. 
Współtworzyła grupę śpiewu intuitywnego „EKU”. Współpracowała z kwartetem smyczkowym Capitol. 
W zespole „Co Sie Dżess” śpiewała polskie standardy ludowe ze zbioru O. Kolberga.  
W 2016 roku była współzałożycielką wrocławskiego zespołu wokalnego “5 Kobiet” jako Laboratorium 
“Pieśni Wewnętrznej”. 
W 2022 roku skomponowała i poprowadziła projekt muzyczny „Przebudzenie”, który został 
zaprezentowany podczas festiwalu „PPA” (Przegląd Piosenki Aktorskiej) we Wrocławiu.  
W 2023 roku brała udział w Festiwalu Teatralnym Eco Logico na Stromboli (Włochy) z poezją Wisławy 
Szymborskiej w śpiewie i recytacji. 
Od 2005 roku jest pedagogiem w Akademii Sztuk Teatralnych we Wrocławiu na Wydziale Aktorskim.  
Od 2004 roku trenerem wokalnym w Teatrze Capitol we Wrocławiu. 
W latach 2006 - 2016 była nauczycielem śpiewu w Studium Musicalowym Capitol we Wrocławiu, a także 
przygotowywała wokalne aktorów wrocławskich teatrów, m.in. Teatru Pieśń Kozła i Teatru Arka. 
W 2016 roku brała udział jako prelegent wraz z Kristin Linklater w konferencji „Pedagogika Głosu” w 
ramach wydarzenia VoicEncounters organizowanego przez Instytut Grotowskiego we Wrocławiu. 
W latach 2016 - 2020 współpracowała z Gruzińskim Uniwersytetem Teatralno-Filmowym w Tbilisi, 
prowadząc warsztaty ze studentami oraz pedagogami z Gruzji i Armenii. 
Jej metoda pracy z głosem obejmuje: 
- warsztaty grupowe metodą Kristin Linklater: „Uwolnij swój naturalny głos”,  
- zajęcia wokalne pod hasłem “ Sigh of relief “ oparte na licznych kursach pedagogiki wokalnej, 
- terapia głosu w oparciu o wykształcenie logopedyczne. 

OPIS WARSZTATÓW 
 
   Metoda polega na stopniowym pozbywaniu się napięć, gromadzonych przez całe życie, które to 
kształtują mechanizmy obronne i zahamowania. 
Te zaś zmniejszają efektywność naturalnego głosu i zaburzają zdolność swobodnej komunikacji, zarówno 
w mowie jak i śpiewie. 
 
   Dla kogo 
   Warsztat dedykowany jest dla nauczycieli śpiewu , wokalistów, logopedów , aktorów, studentów 
kierunków aktorskich oraz wszystkich tych , którzy pragną pogłębić kontakt z własnym naturalnym 
głosem ( terapeutów, nauczycieli jogi, lektorów, psychologów…) 
Cele 
Celem warsztatu jest zapoznanie się z metodą Kristin Linklater , omówienie głównych założeń i 
zastosowanie ćwiczeń na poziomie podstawowym, które pozwolą w sposób praktyczny doświadczyć 
istoty tejże metody . 
Program szkolenia 
1.  Część teoretyczna  



Podstawowa wiedza na temat metody Kristin Linklater “Uwolnij swój głos “, wyjaśniająca że ostatecznym 
celem jest uwolnienie siebie poprzez głos . 
2.   Część praktyczna  
Ćwiczenia wprowadzające do kontaktu z własnym głosem tzw. część introwersyjna. 
  - świadomość i rozbudzenie ciała  
  - świadomość kręgosłupa ( rolowanie , budowanie ) 
  - świadomość naturalnego oddechu  
  - westchnienie ulgi 
  -  dotknięcie dźwięku 
   -  świadomość wibracji w ciele 
    -  źródło głosu  
   -  praca z żuchwą ( rozluźnianie ,            rozciąganie  
     -praca z językiem ( luzowanie, rozciąganie) 
3.  Pogadanka z uwzględnieniem kryterium “jak się z tym czuję “ zamiast “ jak to brzmi “ 
 
 
 
 
Przygotuj sobie spokojną przestrzeń , luźny strój i przede wszystkim ciekawość doświadczenia kontaktu z 
własnym głosem .  
 
Zapraszam serdecznie do wspólnego westchnia z ulgą. 
 

 


