Lidia Niedorezo
Piękno wielorakie.
Teatr jest światem. Świat jest teatrem.
Barokową wizję scenicznego świata, w którym rozegrał się dramat duńskiego księcia, Hamleta, zaprezentował na tegorocznym Festiwalu Szekspirowskim gruziński reżyser, Robert Sturua. On sam nazwał zastosowaną konwencję polistylistyką, użył też określenia ,,barocco teatru” dopowiadając, że chciał w ten sposób odbić i obnażyć rzeczywistość. Jak mu się to udało? 
Język teatru gruzińskiego reżysera jest niezwykle barwny i różnorodny. Robert Sturua to malarz, muzyk i filozof, który jak demiurg, powołuje nowy świat sceniczny z Hamletem w roli głównej. Książę duński jest niemłodym, lekko otyłym mężczyzną, którego w pierwszej części spektaklu poznajemy jako poszukującego, pełnego wątpliwości i wyalienowanego ze środowiska dworskich intryg i układów służalczych poddanych. Nieufność wobec innych pogłębia nagła i podejrzana dla Hamleta śmierć ojca i niemoralne, wiarołomne zachowanie matki. Książę wydaje się być tym wszystkim zdruzgotany, usuwa się w cień, reżyser każe rozważać mu powrót do Francji (a nie Wittenbergi!), czyniąc z niego artystę, może poetę lub filozofa. Hamlet Sturuy to intelektualista i indywidualista, człowiek rozdarty między myślą i czynem, czujący odrazę do popełnienia zbrodni, choćby i usprawiedliwionej zemstą, ale też uwikłany w dwuznaczny związek z matką, którą darzy wielką miłością. Spotkanie z duchem zamordowanego króla-ojca jest jego doświadczeniem duszy, może doznaniem onirycznym, które bohater przeżywa na planie i w języku symbolicznym. Znamiennym bowiem zabiegiem dla spektaklu jest nieustanne przenikanie się różnych rzeczywistości i czasów, tego co realne i fantastyczne, tragiczne i zabawne, złe i dobre. ,,Piękne widowisko świata” czyni z człowieka aktora, narzucając rolę, dlatego konieczne stają się mu rozmaite maski. W części drugiej przedstawienia, która toczy się szybko od wydarzenia do wydarzenia, Hamlet pojawia się najpierw jako klown, a jego szaleństwo to część maskarady. Kiedy jest już pewien, że to Klaudiusz zamordował brata, zbrodnia staje się dla niego czymś koniecznym ale i pociągającym - dokonuje jej przecież najpierw wielokrotnie w wyobraźni a potem już naprawdę i nieodwołalnie. W takim świecie to nie słowa są najważniejsze, dlatego reżyser redukuje ich znaczenie, dokonując iście kaskaderskiego skrótu, każe Hamletowi powiedzieć tylko: ,,Być albo nie być...Słowa, słowa, słowa...Świadomość czyni z nas tchórzy”. Monologi są ograniczone do incipitów, które stają się rozpoznawalnymi ikonami tekstu, ale jest to też zabieg pozwalający na docieranie do tragikomicznych treści dramatu. Taki zresztą charakter ma cały spektakl i to zdaje się być jego rysem najbardziej charakterystycznym. Gertruda jest uosobieniem i kwintesencją kobiecości-niezwykłej urody i ekspresji, egzaltowana i emanująca erotyzmem, wyuzdana i lękliwa jednocześnie, budzi najbardziej atawistyczne instynkty u mężczyzn i ma w sobie coś demonicznego. Groteskowość i przerysowanie ocierające się czasami o karykaturę to także elementy humorystyczne. Scena na cmentarzu, kiedy grabarze grają wielką kulą do kręgli, jest zabiegiem przypominającym przekłucie balonu śmiertelnej powagi, dramatu i bolesnej tragedii, ale i odrzuceniem tego, co nader sztuczne czy patetyczne, co widz przyjąć może z zaskoczeniem ale i odrobiną ulgi.
Ponownie widzimy tu mieszanie konwencji, estetyk i czasów, które obecne jest także w budowaniu przestrzeni scenicznej i warstwy muzycznej spektaklu. Tę pierwszą kreują
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wyraźnie przeciwstawne elementy - obrazów, rysunków, znaków rodem z teatru elżbietańskiego i te, które nazwać można by symbolicznymi. Srebrzyste drabiny przywodzą na myśl całe bogactwo znaczeń i treści: np. tę z ,,Boskiej Komedii” Dantego, która służy duchom kontemplacyjnym do wznoszenia się do nieba a innym do zsuwania w dół ale też tę, która jako emblemat z rzymskich grobowców, przypominała o zmiennym losie człowieka, a może i tę z misteriów Mitry czy w końcu słów Brutusa z ,,Juliusza Cezara”, gdzie jest symbolem podstępu i bezwzględnej walki o władzę. Ale przecież drabina w marzeniu sennym jest wyobrażeniem osoby śniącej. Tak, jesteśmy przecież w teatrze, a może raczej świecie, który jest teatrem, w którym różne poziomy rzeczywistości wzajem się przenikają, gdzie każdy rodzi się, niczym aktor, z wyznaczoną rolą i niewiele może zmienić w scenariuszu życia. Nie ma tu też miłosiernej bożej opatrzności, a raczej bóg, który się naśmiewa (deus ridens). Przestrzeń symboliczną sceny zaludniają także drewniane rzeźby ptaków będące znakiem duchowej natury człowieka, ale i symbolami uskrzydlonych słów i metafor. Właśnie słowo i tekst są przecież niewidzialną emanacją duszy ludzkiej- w takim znaczeniu użył wyrażenia ,,skrzydlate słowa” Homer w ,,Iliadzie” i ,,Odysei”. Elementem dopełniającym przestrzeń sceniczną jest fragment obrazu Velazqueza, świetnego psychologa i portrecisty, ale równie znakomitego kolorysty, wirtuoza światła, barwy i cienia. Fragmenty scenografii są ruchome, mieszają się ze sobą, granice przestrzeni i czasu stale się zmieniają pod ręką reżysera-demiurga. 
Ten spektakl jest magiczny, także przez barwy i światła emanujące ze sceny oraz - zgodnie z tradycją teatru elżbietańskiego - przez ozdobność i różnorodność, ale i eklektyczność scenicznych kostiumów. To niewątpliwie zaleta przedstawienia, podobnie zresztą jak oprawa muzyczna. Kompozytorem jest Giya Kancheli, autor symfonii wykonywanych przez najznamienitsze orkiestry świata, ale też muzyki teatralnej, od której jego wielka kariera w roku 1984 się zaczęła. Pogrzebowi Hamleta-króla, rozpoczynającemu spektakl, towarzyszy gardłowy śpiew khoomei, którego technika pozwala na wydobycie do czterech dźwięków jednocześnie, a ten o najniższej częstotliwości brzmi niczym dubowy bas i daje rodzaj wibracji, który można nazwać atawistycznym. Pojawia się on zresztą i w tle innych dokonywanych zbrodni. Muzyka do spektaklu, różnorodna i bogata, umiejętnie sięga do rozmaitych tradycji muzycznych, bywa wzruszająca i liryczna, ale nawiązuje także w przewrotny sposób do klasyki filmowej, przywołując np. motywy z ,,Ojca chrzestnego”. Ponownie mamy tu do czynienia z bogactwem odniesień kulturowych, swoistą intertekstualnością, czasami w formie zabawy czy pastiszu. W ten sposób i kompozytor wpisuje się w przyjętą przez reżysera koncepcję artystyczną.
Spektakl cechuje śmiałość formalna, zmysłowość i swoisty konceptyzm. Przyjęta konwencja teatralna, którą można traktować jako manifestację wolności twórcy-demiurga jest także rodzajem dialogu z wcześniejszymi realizacjami dramatu Szekspira i zaskakuje brakiem patosu, elementami humoru czy tragikomedii. Robert Sturua zdaje się być nie spętany żadnymi konwencjami, snuje opowieść o życiu, czasie, śmierci, losie i człowieku, biegle posługując się elementami sztuki teatralnej. Silna ekspresja twórcy i wizjonera buduje z jednej strony świat prawdziwych ludzkich uczuć i namiętności, z drugiej fantazyjną ornamentykę spektaklu. ,,Hamlet" jest tu tekstem pozaczasowym i ponadczasowym, jakby wyrastającym z kolejnych interpretacji, niczym przykrótkich spodni ale jednocześnie prowokującym do nieustannego mierzenia się z nim ponownie. Stał się swoistym wyzwaniem dla twórcy, który przed takim zadaniem stawia też widza.
