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DOM / 

Kolejny raz mam zaszczyt oddać w Państwa ręce wydawnictwo ju-
bileuszowe Teatru Dramatycznego w Wałbrzychu. I ten kolejny raz jest 
równie wzruszający, jak poprzednie.

Kiedy przeglądam wypowiedzi uznanych krytyków, zasłużonych pracow-
ników, oddanych widzów Szaniawskiego… Myślami sięgam niezmiennie 
do tekstu autorstwa pewnej skromnej dokumentalistki z archiwum artys-
tycznego TDSz, która – wiem to na pewno – wolałaby pozostać w cieniu.
Ale słowa, jakie pozwalam sobie zacytować w całości, najpełniej oddają 
ducha mojego myślenia i istotę miejsca, do którego się odnoszą: 
NASZEGO TEATRU.

Stał dom. Dość przestronny – ale bez przesady. Dość stary – ale niezbyt 
ładny. Położony w centrum – ale niezupełnie. Przeznaczony uciechom – ale 
niezbyt wyrafi nowanym. Do domu wprowadziła się grupa obieżyświatów, 
narwańców, wrażliwców pełnych zapału, racjonalistów przepełnionych ma-
rzeniami. Opustoszały budynek zapełniła czereda marzycieli, którzy za zawód 
wybrali sobie budowanie własnego świata – dla innych. Nowa trupa teatralna 
opanowała nową scenę. Dom stal się teatrem. Teatr stał się domem. Dla 
kilku tysięcy osób: artystów, pracowników technicznych, administracyjnych 
niepozorny budynek przy placu Teatralnym stał się życiowym przystankiem 
– na krótką chwilę tylko albo na wiele lat. Teatr przyciągał i odpychał. Nieus-
tanne eksplozje całej palety emocji bywały inspiracją i przekleństwem. By-
wają nadal, nadal bywać będą. Bo teatr to nie budynek, to ludzie. Teatru nie 
tworzy się w obrębie murów, teatr tworzy się w duszy. Teatr to tygiel, w któ-
rym mieszają się emocje, marzenia, byty, światy. Teatr to precyzyjny 
instrument, który kształtuje uczucia i wyobrażenia. Teatr to ludzie – pracow-
nicy i widzowie. Tworzenie spektakli ma sens, tylko jeśli ktoś pragnie je 
oglądać…

Słowa te odnoszą się do wielu osób, które były przed nami i które 
w swej mądrości i wyobraźni uznały, że Wałbrzych zasługuje na Teatr. 
Widzę pokolenia twórców, często mierzących się w nierównej walce z ko-
niunkturą polityczną, zaniżonym budżetowaniem, przeciwnościami losu. 
Jestem wdzięczna wszystkim, którzy przez minione 55 lat zabiegali 
o ciągłość stałego zespołu / DOMU PRZY PLACU TEATRALNYM 1. 
Dziękuję za ich pełne poświęcenia trwanie na straży sceny. Chciałabym 
też z równą mocą zwrócić się w stronę przyszłości Teatru i tym wszyst-
kim, którzy nadejdą – aktorom, reżyserom, autorom i dyrektorom, 
wszystkim pracownikom z każdego piętra „Szaniawskiego” / DOMU 
– życzyć podobnej wytrwałości, siły, wizji, imaginacji i potęgi olśnień, by 
Zespół Szaniawskiego nadal rozwijał się w tym miejscu, nieustająco i ze 
znaną sobie mocą przez co najmniej kolejne 55 lat. 

Danuta Marosz
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Z tego, co wiem, nikt nie nakręcił fi lmu „55-latek” {najbliżej 
są oczywiście „40-latek” i „40-latek. 20 lat później”, czyli po prostu 
60-latek}. A ja jako wielki fan Stefana Karwowskiego czuję taki 
brak. 

O czym byłby „55-latek”? 

Pierwsze ujęcie to ogólne ujęcie Jubilata. Jak się trzyma? Czy jest 
fi t? I że jest wysportowany i życiowo mądry, co widać gołym o- 
kiem z placu Teatralnego. A potem niech rozwinie się akcja. Je-
steśmy na uroczystej kolacji. Stoły. Półmiski. Szklanki. Kieliszki. 
Żadnego plasঞ ku. Rodzina. Przyjaciele. Znajomi. Wszyscy znani 
z imienia i nazwiska. 55-latek, jak w „Popiele i diamencie” Andrze-
ja Wajdy, idzie do toalety. Kamera za nim. A tam bohater melan-
cholijne patrzy w lustro. Bo lustro to obraz duszy. I w tym lustrze 
symbolicznie pojawiają się ludzie. Oczywiście dobrani według 
klucza. Klucz jest podświadomy i skąpany w błękitnym świetle. Na 
początku jest Bronisław Orlicz, przedwojenny aktor, który w tych 
okolicznościach jest ojcem. Bo od niego wszystko się zaczęło, 
w 1964 roku. Dalej Krystyna Tyszarska, jedna z pierwszych ko-
biet w życiu Jubilata i w ogóle jedna z pierwszych kobiet w tym 
męskim świecie. Za Tyszarską znajomi z Rosji i z Finlandii. Całe 
rodziny – Mistrza, Małgorzaty i Wolanda oraz Muminków, w ela-
stycznych legginsach i białych sneakersach kupionych w sklepie 
za żółtymi fi rankami.
I Andrzej Maria Marczewski oraz Tadeusz Woźniak z Zegarmis-
trzem Światła Purpurowym.
Gdzieś przez sekundę pojawia się Czarownica, która rzuciła na 
Jubilata klątwę: jesteś najgorszy w tym kraju. 
I nagle na tle czarnych hałd na białym koniu wjeżdżają Danuta 
Marosz i Piotr Kruszczyński z włóczniami, którymi przebijają złe-
go smoka. I może się za nimi ciągnąć tęcza, ale ten kadr został na 
wszelki wypadek pominięty {bo nie ocenzurowany, przecież}. Na 
tle tych hałd idą: szwajcarski żołnierz, wariatka ze Stronia Śląskie-
go, a dalej: Kosmita z Kina Zorza i Żałobnica po pogrzebie Andrze-
ja Wajdy, i wreszcie członkowie fanklubu Noblisty Sienkiewicza. 
Idzie Piotr Ratajczak z manifestem narodowego teatru ludowego 
przybitym do drzwi z kopalni Thorez i Maciej Podstawny z teczką 
– tornistrem wypakowanym egzemplarzami i projektami eduka-
cyjnymi. A hałdy się zielenią. W listopadzie. Na cześć Jubilata.

Taki 55-latek. 
Mniej więcej.

seb majewski, jesień 2019
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HISTORIA 
BARDZO 
WSPÓLNA
/*h� p://teatr.walbrzych.pl/pliki/folder-50.pdf

h� p://teatr.walbrzych.pl/pliki/cyfrowa_monografi a_teatru.pdf

Na kolejnych kartach jubileuszowego wydawnictwa 
prezentujemy autorskie spojrzenie na wydarzenia os-
tatnich 5 lat w Teatrze, które specjalnie dla Szaniaw-
skiego przygotował jeden z czołowych polskich kryty-
ków teatralnych Witold Mrozek.
Tekst ten, w pewnej mierze, stanowi kontynuację 
dwóch dzieł, które powstały przy okazji poprzedniego 
okrągłego jubileuszu Szaniawskiego: „50 (słownie: pięć-
dziesiąt). Teatr Dramatyczny im. Jerzego Szaniawskiego 
w Wałbrzychu (1964-2014)” oraz „Monografi a Teatru 
Dramatycznego w Wałbrzychu 1964-2015” [oba wy-
dawnictwa pod redakcją Doroty Kowalkowskiej], 
a które są w całości udostępnione on-line na stronie 
internetowej Teatru*. Autorom udało się w nich zebrać 
pełną kronikę wałbrzyskiej sceny od jej początków 
w 1964 roku, podsumowania najważniejszych dla Tea-
tru wydarzeń, a także wywiady i eseje o fenomenie 
wałbrzyskiego zespołu. 
Mrozek rozpoczyna swoją analizę w miejscu, w któ-
rym poprzednia się urywa. 
Autorskie podsumowanie Mrozka tych 5 lat życia Te- 
atru jest też próbą wyjścia poza kronikę i spojrzenie na 
„Szaniawskiego” z dalekiej perspektywy (czasowej, bo 
ogarnia ona 5 lat – czyli kilkukrotną zmianę dyrekcji 
artystycznej; terytorialnej, ponieważ autor pochodzi 
i rezyduje w Warszawie, w Wałbrzychu bywa gościem 
głównie teatralnym). 



WAŁBRZYCH 
WCIĄŻ INNO-
WACYJNY, CZYLI 
TEATR DRAMA-
TYCZNY IM. 
J. SZANIAWSKIE-
GO OD KOŃCA 
2012 DO KOŃCA 
2018 ROKU / WITOLD MROZEK

„Co, Wałbrzych się skończył?” – pytała widzów w 2012 roku w pierwszej scenie 
„O dobru” Moniki Strzępki i Pawła Demirskiego Mirosława Żak. Pytanie było 
oczywiście ironiczne. Wałbrzych się nie skończył – był jednak w punkcie zwrot-
nym, kończył się jakiś etap. Dyrektor artystyczny Sebasঞ an Majewski opuszczał 
teatr, by wkrótce z Janem Klatą objąć szefostwo szacownego Narodowego Sta-
rego Teatru w Krakowie. Całe pokolenie artystów, którzy w Wałbrzychu rozwijali 
swój język i zdobywali rozgłos, podobnie jak Majewski poszło w Polskę. Po 2012 
nie było już w Wałbrzychu spektakli Moniki Strzępki, Krzysztofa Garbaczew-
skiego czy Weroniki Szczawińskiej – tak, jak za dyrekcji Majewskiego nie tworzyli 
już ściągnięci tu przez Piotra Kruszczyńskiego Klata czy Maja Kleczewska.

Dalej poszli też najbardziej kojarzeni z wałbrzyskim boomem sezonu „Znamy, 
znamy” aktorzy – m. in. Agnieszka Kwietniewska i Andrzej Kłak. Oboje dołączyli 
do Teatru Polskiego we Wrocławiu. Z kolei w Wałbrzychu pojawiły się nowe 
twarze, które będą odtąd kojarzyć się teatrem, a które wcześniej spotkały się 
w szkolnym spektaklu Sebasঞ ana Majewskiego z Wydziału Aktorskiego we Wroc-
ławiu: Sara Celler-Jezierska, Karolina Krawiec, Piotr Mokrzycki czy Czesław Skwa-
rek.

Pierwsze premiery, jak zazwyczaj bywa, zostały „odziedziczone” po poprzedniej 
dyrekcji artystycznej, zresztą sezon 2012/2013 opracowywany był przez Majew-
skiego i nowego dyrektora – Piotra Ratajczaka. Był bardzo intensywnym okresem
estetycznego zróżnicowania. W stosunkowo krótkim czasie przez wałbrzyską 
scenę przetoczyło się bogactwo rozmaitych form i sposobów myślenia o teatrze. 
Marką Wałbrzycha pozostał też namysł nad polską wspólnotą. Powracały tematy 
rewizji zbiorowej i indywidualnej pamięci, spojrzenia na katolicką religijność jak na 
fenomen etnografi czno-kulturowy czy na teatr jako miejsce do wymyślenia na no-
wo. Wciąż z Wałbrzycha wychodziły też nazwiska, o których Polska miała dopiero 
usłyszeć.
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Gdy Michał Kmiecik pod koniec 2012 roku wystawiał „#dziady”, opatrywanie tytułów 
internetowym hasztagiem nie było jeszcze tak oklepane, jak w momencie, gdy piszę te słowa. 
Kmiecik był zaś 20-letnim początkującym, choć już zauważanym artystą, którego felieton „Nie 
płakałem po Jarockim” zdenerwował sporo ludzi w polskim teatrze. Gdy inni pisali na Kmiecika 
donosy, dyrektor Majewski zaproponował mu zrobienie w Wałbrzychu spektaklu o stosunku do 
ikon teatralnej przeszłości.

W Wałbrzychu Kmiecik z dramaturgiem Sebasঞ anem Liszką zainscenizowali osobliwy seans 
pamięci, odbywające się poza czasem spotkanie trzech starszych dżentelmenów – legend 
polskiego teatru. Erwinem Axerem był Rafał Kosowski, Adamem Hanuszkiewiczem – Włodzi-
mierz Dyła, Jerzym Jarockim – Jerzy Gronowski. Przedstawieni byli chwilami przejmująco, 
chwilami zabawnie. W tekście pojawiały się czy to seksistowskie wypowiedzi Hanuszkiewicza, 
czy żale Axera nad tym, że „nie załapał się” na żadne pokolenie. 
„#dziady” były nie tyle sceniczną biografi ą trzech ikon polskiego teatru XX w., ile laboratorium 
fascynacji i nostalgii za wielką przeszłością, teatralnym złotym wiekiem, za którym tęsknią 
kolejne pokolenia i który wciąż przesuwa się w czasie. Choć pojawiły się zarzuty faktografi cznych 
nieścisłości, to przedstawienie Kmiecika było nie o historii, a o pamięci. O tym, że nie mamy 
możliwości dotarcia do dawnego teatru takiego, jakim był – choć tak często krytycy czy artyści 
starszego pokolenia go mitologizują. Pisałem wtedy o ostentacyjnej „teatralności” – czyli odgry-
waniu teatru, jaki podobno był kiedyś, ten prawdziwy, nie-postdramatyczny, poważny, piękny, 
z Wizji, z Aktora, z Literatury. Kulminację znajdowało to w „rekonstrukcji” „Mordu w katedrze” 
Jerzego Jarockiego, granej w latach osiemdziesiątych w katedrze wawelskiej i bazylice św. 
Jana w Warszawie. Nie przypadkiem Liszka i Kmiecik wpisywali „#dziady” w ramę z (również 
wystawianego przez Jarockiego) „Ślubu” Gombrowicza, gdzie pierwsza scena to powrót do 
świata z przeszłości o niejasnym statusie – tego samego, ale jednak nie tego samego, z trudem 
rozpoznawanego.  

O rozpoznawanie czegoś niejasno przypominającego to, co wcześniej znane, chodziło też w „Do-
brych wiadomościach”, reżyserskim debiucie aktora Piotra Głowackiego (premiera 1 marca 
2013). Krzysztof Zarzecki gościnnie grał w nim Joszuę, czyli Jezusa. Treść przedstawienia? 
Przede wszystkim Ewangelie. Jakby puszczone z taśmy od tyłu, zmierzające od ukrzyżowania 
ku narodzeniu. Usunięto z nich nacechowane przez naszą kulturę religijnie czy chrześcijańsko 
wyrazy; słowo „Bóg” na new age’ową modłę zastąpiono słowem „energia”; widownię usadzono 
na scenie; prowizoryczną scenę wybudowano zaś nad siedzeniami. Pomiędzy tymi wszystkimi 
odwróceniami wydarzało się coś intensywnego i trudnego do opisania; jakby abstrakcyjne zabiegi 
dokonane na biblijnym tekście w pewnym sensie czyściły go, destylowały, pozwalając spraw-
dzić, na ile ta historia wciąż na nas działa; na ile religijne skojarzenia są w nas na stałe wbudo-
wane.

ZŁOTY WIEK, KTÓREGO NIE BYŁO /
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Nie tyle grą z przeszłością, co wręcz grą z ramotą było „Betlejem polskie” Wojciecha Farugi 
(premiera 5 stycznia 2013). Spektakl rozgrywał się w jakiejś osobliwej placówce publicznej na 
prowincji, czymś między ośrodkiem zdrowia a domem kultury. Sugestywna scenografi a Agaty 
Skwarczyńskiej wyłożona była boazerią jak z czasów Gierka, a zamiast tradycyjnej bożo-
narodzeniowej historii publiczność oglądała coś w rodzaju psychodramy. W oryginalnym tekście 
Lucjana Rydla z 1904 roku Chrystus rodził się w polskiej wsi pod zaborami, a Maryja obiecywała 
Polsce niepodległość. W „Betlejem…” Farugi z roku 2013 boska ingerencja w życie Polaków i Po-
lek ma zajść w planie bardziej jednostek i małych wspólnot niż całego narodu. Faruga roztaczał 
przed widzami sytuację w rodzaju terapii przez sztukę, prowadzonej przez zrezygnowanego, 
sfrustrowanego terapeutę z Warszawy. Gdy postaci mówią o sobie „jestem aniołem”, „nazywam 
się Melchior”, „jestem Maria”, przyjmują role w psychodramie. Współczesno-ludowy katolicyzm 
postaci mieszał się płynnie z wiarą w moc czakramów i kompleksami dzisiejszych ludzi – „Czy 
ja ci się podobam, Matko Boska?” – pytał młody mężczyzna grany przez Filipa Perkowskiego, 
a Mirosława Żak jako miejscowa dewotka-aktywistka próbowała z kolei odnowić zdegradowaną 
lokalną wspólnotę na swój sposób. Powstał w ten sposób nie tyle „portret zaniedbanej prowincji”, 
co pejzaż wewnętrzny miejsca, gdzie wszyscy mierzą się z kompleksami i traumami.

W wyjątkowy sposób uruchomieni zostali przez Farugę aktorzy Szaniawskiego, którzy zdążyli 
wcześniej przyzwyczaić publiczność do pewnej „wałbrzyskiej formy”, najwyraziściej widocznej 
w pracach Moniki Strzępki – grania groteską, ekspresją, na ostro. Faruga wydobył z Rozalii Mier-
zickiej, Mirosławy Żak czy Małgorzaty Łakomskiej coś zupełnie innego niż wcześniej, subtelne-
go i silnego zarazem. Ekipa „Betlejem” otrzymała wyróżnienie zespołowe Ogólnopolskiego 
Konkursu na Wystawienie Sztuki Współczesnej.

Swego rodzaju odkrywanie peryferyjności, czerpanie z rejestrów ludowych i religijnych, towa-
rzyszyło też – w zupełnie innej formie – „Na Boga” w reżyserii Marcina Libera. Od antysemickiego 
obyczaju „wodzenia Judosza” – który pięć lat po premierze Libera stanął znów w centrum 
polskiej debaty publicznej – spektakl przechodził od osobliwej anty-teodycei, sądu nad Bogiem 
i obalenia jego władzy, a potem powrotu na tron. Chyba tylko wałbrzyski zespół, ze swoją 
charyzmą, otwartością i gotowością do podejmowania niecodziennych wyzwań, mógł udźwignąć 
monstrualny tekst pisany pełnym rymów częstochowskich trzynastozgłoskowcem – i zrobić z nie-
go coś w rodzaju nowej sztuki ludowej, gargantuicznych politycznych jasełek, postkatolickiego 
misterium początku XXI wieku. Kreacje Włodzimierza Dyły jako Boga czy Mirosławy Żak jako 
Lucyfera były wielokrotnie doceniane przez recenzentów i nagradzane. 

Jacek Sieradzki pisał entuzjastycznie w „Odrze”: „Otóż Marcin Liber i wałbrzyszanie nie dali się skusić 
na żaden dystans czy nawias. Nie wprowadzili projekcji, songów, metakomentarzy. Uznali jak za króla 
Ćwieczka: ma wybrzmieć tekst. Taki, jaki jest, z ułomnościami i wątpliwościami, których scena ma się 

CZY JA CI SIĘ PODOBAM, MATKO BOSKA? /
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nie wstydzić, nie wypierać, tylko szukać sposobu, by ich bronić. Z pełną wiarą. Niech będzie, że 
naiwną. Ma wypełniać tyrady aktorskim kunsztem, ma skupiać uwagę na wywodzie, a nie rozpra-
szać go w dygresjach. (…)  Powstał spektakl skupiony, skoncentrowany, powiedziałoby się, pięknie 
przejęty misją”.

„Na Boga!” było debiutem teatralnym dramaturga Jarosława Murawskiego, wcześniej dzien-
nikarza. To kolejna postać, która swoją ścieżkę zaczęła w Wałbrzychu, a potem odnosiła sukcesy 
gdzieś indziej – przede wszystkim jako dramaturg Eweliny Marciniak, autor docenianych luźnych 
adaptacji Szczepana Twardocha – „Morfi ny” w Teatrze Śląskim w Katowicach i „Króla” w Thalia 
Theater w Hamburgu. Do Wałbrzycha Murawski wracał przy okazji dwóch kolejnych spektakli 
Macieja Podstawnego za jego dyrekcji artystycznej: „Być jak Dr Strangelove, czyli jak przestałem 
się bać i pokochałem mundur” (premiera 18 czerwca 2016) i „Moby Dick, czyli koniec demokracji 
w państwie wielorybów” (premiera 19 listopada 2016).

SPOJRZENIE W PRZESZŁOŚĆ /

Drugim obok „#dziadów” oryginalnym projektem na marginesie teatru dokumentalnego był 
w sezonie 2013/2014 spektakl Wojtka Ziemilskiego „W samo południe” (premiera 7 czerwca 
2013). To przedsięwzięcie poświęcone pierwszym (częściowo) wolnym wyborom 4 czerwca
1989. I to w nieco peryferyjnym, wałbrzyskim wydaniu – z dala od dominujących w historycznej 
narracji politycznych ikon z Warszawy czy Gdańska.

Ziemilski – działający na pograniczu sztuk wizualnych, teatru i choreografi i – nie do końca czuje 
się reżyserem teatralnym. Ewentualnie taktycznie określa swoją pracę jako „reżyserię” – dlatego, 
że pozwala mu to zająć dogodną pozycję wewnątrz instytucji teatru, robić rzeczy, na które inaczej 
nie mógłby sobie tam pozwolić. 

W rzeczywistości Ziemilski bardziej niż „ustawiał sceny”, wziął na siebie rolę animatora te-
atralnego spotkania; kogoś, kto tworzy wspólną przestrzeń do dzielenia się myślami 
i doświadczeniami. Wałbrzyscy widzowie już w momencie wejścia na salę byli zapraszani do 
partycypacji. Pytano ich, jak w jednym haśle zawrzeć polskie przemiany po 1989 roku. Można 
było usłyszeć „Nareszcie wolność”, ale pojawiało się też dużo ironii: „Lepsze jutro było wczoraj”, 
„Komuno, wróć”, „Triumf Biedronki”, czy „Sami tego chcieliśmy”.

Aktorzy z kolei zostali po pierwsze zaproszeni do podzielenia się swoimi wspomnienia z okresu 
transformacji, po drugie – zaprzęgnięci do pracy dokumentalistów gromadzących informacje 
o wałbrzyskich kandydatach do parlamentu z roku 1989. Z perspektywy 24 lat opowiadali ich 
zawikłane losy – od „Solidarności” do Klubu „Gazety Polskiej”, od PZPR do syndyka likwidującego 
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wałbrzyskie zakłady. A aktorzy? Ryszard Węgrzyn opowiadał historię ostatnich dekad przez 
kronikę swoich zakupów – mówił o czasach, gdy inwestycja w porządne adidasy stanowiła ważny 
punkt budżetu. Piotr Tokarz wspominał swoje pierwsze prace fi lmowe na Zachodzie, a Sara 
Celler-Jezierska – która w 1989 roku miała 3 lata – rozwód rodziców. 

Dla Ziemilskiego przyjazd do Wałbrzycha był pierwszą pracą w repertuarowym teatrze z zespołem 
zawodowych aktorów dramatycznych. Będzie do tego wracał w Warszawie: w Teatrze Studio 
i w Nowym Teatrze, a później także w słynnym słoweńskim teatrze Mladinsko w Lublanie.

TEATR POPULARNY I TEATR W SPRAWIE /

Równolegle swój własny reżyserski styl realizował w Wałbrzychu nowy dyrektor Piotr Ratajczak. 
Jego przedstawienia były zakorzenione w lokalności, stanowiły teatr opowieści i prostych, 
lecz dojmujących środków wyrazu. Osobliwym tego przykładem był „Wałbrzych. Utopia 2.039” 
według tekstu Piotra Rowickiego (premiera 7 grudnia 2013 ). Wałbrzyscy aktorzy grali postaci 
uszyte z biografi i wałbrzyszan, np. Sara Celler-Jezierska – jej postać to wieczna aktywistka 
w czerwonym krawacie. Stacje drogi: ZMP–rewizjonizm–kontrkultura–Solidarność. Nierozumia-
na przez otoczenie, raczej stateczno-drobnomieszczańskie. Otoczenie nie ułatwiało też życia pos-
taci Rozalii Mierzickiej – królowej stołówki zakładowej tęskniącej za wielkim światem i znajdu-
jącej ucieczkę w rozbuchanym życiu erotycznym. Ryszard Węgrzyn grał z kolei rzekomego 
przedwojennego żyda wałbrzyskiego, literata fabrykującego swoją okupacyjną biografi ę. Zbiór 
anegdot składał się w pejzaż powojennego Wałbrzycha – miasta szabrowników i repatriantów, 
z wypartą pamięcią żydowską i niemiecką. Szczególnym, jak na teatr Ratajczaka, zabiegiem była 
z kolei próba wpisania tych opowiastek w ramę jakiejś niedookreślonej (anty)utopii. Na koniec 
spektaklu zjawiał się tajemniczy mężczyzna – czy to konferansjer, czy kustosz tajemniczego 
muzeum przyszłości (Rafał Kosowski). Podważał w swoim monologu status postaci, sugerując, że 
są żywymi (?) eksponatami historycznymi w jakimś Nowym Wspaniałym Świecie. Chyba niezbyt 
wesołym, sądząc po nienaturalnych, przyklejonych uśmiechach równego szeregu zresetowanych 
mieszkańców. Ratajczak jako dyrektor wyreżyserował w Wałbrzychu jeszcze „Sambę de mineiro” 
– plenerowe przedstawienie o paczce przyjaciół z Wałbrzycha ruszającej na mundial w Brazylii 
– i luźno inspirowanego „Człowiekiem z marmuru” Andrzeja Wajdy „Obywatela K.” Artura Pałygi, 
w koprodukcji z Teatrem Nowym w Zabrzu.

Do koprodukcji udało się też ściągnąć Annę Augustynowicz, jedną z najważniejszych polskich 
reżyserek teatralnych. Artystka, która pod koniec lat dziewięćdziesiątych. wprowadzała na pol-
skie sceny społeczną współczesną dramaturgię, od wielu lat jest związana ze Szczecinem i kiero-
wanym tam przez siebie Teatrem Współczesnym. Wystawiła w Teatrze im. Szaniawskiego „Mę-
czenników” Mariusa von Mayenburga, tekst o terroryzującym nowoczesną niemiecką szkołę mło- 
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Rezygnacja Piotra Ratajczaka ze stanowiska dyrektora artystycznego wałbrzyskiej sceny dwa lata 
po jej objęciu stanowiska była dużym zaskoczeniem dla środowiska teatralnego. Jego następcą 
został jesienią 2015 roku Maciej Podstawny, który pierwszy spektakl w Wałbrzychu zrobił w lu-
tym 2014. „Dekalog. Opowieści plemienne” najnowszą historię Polski wynosił na poziom 
mitu, legendy snutej przy ognisku, pełnej sugestywnych, mocnych obrazów. Twórczą strategią 
Podstawnego i dramaturżki Zuzanny Bojdy był nadmiar, przerost pamięciowych kalk. Ikona 
opozycji demokratycznej i autorytet Tadeusz Mazowiecki został przedstawiony jako szaman 
z dalekiej Północy; jego współwyznawcy mieszkają w ostatnim bloku z wielkiej płyty, który 
ostał się w Laponii. Z tytułowego cyklu Kieślowskiego zostały porozbijane wątki, pasঞ sze scen, 

OSTATNI BLOK I SCHUBERT W KOPALNI /

dym chrześcijańskim fundamentaliście i jego antagonistce, nauczycielce biologii, rzeczniczce 
świeckości i dziedzictwa oświecenia.

„Męczennicy” w Wałbrzychu (i Szczecinie) pojawili się 24 października 2014 roku, trzy lata po nie-
mieckiej prapremierze. Pół roku później sięgnął po tę samą sztukę w TR Warszawa Grzegorz Jarzyna. 
Łukasz Drewniak tak zestawiał oba spektakle: „Cóż, powiedzmy to wyraźnie: wałbrzysko-szczeciń-
ski spektakl Anny Augustynowicz był lepszy. Beniamin urastał do rangi młodocianego ideologa, 
manipulatora, który w szkolnych realiach testuje wydolność systemu demokratycznego, podważa 
zadekretowany liberalizm, a nawet świeckość państwa. Zachowywał się tak, jak zachowują się 
islamscy talibowie kontestujący zachodnie demokracje.(…) Augustynowicz pokazywała proces 
narodzin fundamentalizmu, nieważne, pod jakim sztandarem, dyskretnie wmontowując dramat 
w polską wojnę dwóch plemion. Ale nie było w tamtym przedstawieniu żadnych nachalnych 
spolszczeń. Tylko analogie. Czytelne aluzje. Ukazanie uniwersalnego mechanizmu”.

Co jeszcze działo się za dyrekcji Ratajczaka? Michał Walczak stworzył lokalny, wałbrzyski kaba-
ret w odcinkach – „Dom aktora”. W wielogodzinnym „Volare” Marcin Wierzchowski mieszał 
poziomy realności i fi kcji, teatr w teatrze osadzał w kolejnym teatrze, grającym fi lmowy plan. 
Rafał Kosowski stworzył przejmującą kreację transseksualistki w „Good Night Cowboy” Kuby 
Kowalskiego i Julii Holewińskiej, koprodukowanej z warszawskim Teatrem Warsawy (premiera 
30 stycznia 2015). A w „Znikających szkołach” – krótkim, laboratoryjnym, kameralnym przed-
stawieniu – Paweł Świątek wziął na warsztat nieustannie pogłębiający się kryzys w polskiej 
oświacie. Świątkowi udało się zrobić formalistyczny spektakl – bez fabuły, postaci itd, za to 
z bardzo schematyczną konstrukcją – atrakcyjny dla wałbrzyskich licealistów. Angelika Ce-
gielska (później tę parঞ ę realizowała Sara Celler-Jezierska), Karolina Krawiec, Irena Wójcik, 
Ewelina Żak, Mirosława Żak na przemian to wyśpiewywały, to recytowały, to znów ra-
powały tekst, który ważne społeczne treści przemyca pod błyskotliwymi puentami 
i banalnymi rymowankami.
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m.in. z Krystyną Jandą (Sara Celler-Jezierska); poza tym – na pierwszy rzut oka – nic tu z niczym 
się nie zgadzało, żywioł scenicznej anarchii rozrywał odbiorcze przyzwyczajenia; spektakl w spo-
sób obcesowy i obsceniczny wyciągał różne wątki tamtego czasu i nonszalancko przykładał 
je do dzisiejszych sporów. W 2014 nie potrafi łem napisać recenzji z tego spektaklu; dziś mam 
wrażenie, że polski teatr przegapił wówczas coś ważnego, wyprzedzającego swój czas, tak jak 
w przypadku „Dobrych wiadomości” Głowackiego.

Za dyrekcji Macieja Podstawnego udało się utrzymać, a nawet pogłębić istotny rys wałbrzyskiego 
teatru – charakter miejsca ważnych debiutów i innowacyjnych artystycznych poszukiwań. 
Podstawny funkcję dyrektora łączył z pracą pedagogiczną na Wydziale Reżyserii Dramatu kra-
kowskiej Państwowej Wyższej Szkoły Teatralnej (później: Akademii Sztuk Teatralnych). To między 
innymi dzięki temu w Wałbrzychu zagościło najmłodsze pokolenie artystów. Do debiutu zaprosił 
m.in. Jakuba Skrzywanka („Cynkowi chłopcy”) czy Grzegorza Jaremkę („Iwona, Księżniczka Bur-
gunda”).

Ale po kolei. 27 lutego 2016 roku Magda Szpecht z „Schubertem. Romantyczną kompozycją 
na dwunastu wykonawców i kwartet smyczkowy” zainaugurowała nie tylko współpracę Teatru 
im. Szaniawskiego z Centrum Nauki i Sztuki Stara Kopalnia, ale i nowy kierunek w działalności 
wałbrzyskiej sceny – dramaturgiczny prymat muzyki. 

Oryginalna muzyka Franza Schuberta łączyła się w posঞ ndustrialnej przestrzeni z nowymi 
kompozycjami Wojciecha Blecharza, sentymentalne fragmenty dziennika kompozytora z ab-
strakcyjnym poczuciem humoru, a wałbrzyscy aktorzy, stawiani w nowych rolach muzyków czy 
tancerzy – z fi lharmonikami i seniorami z Uniwersytetu Trzeciego Wieku, którzy na równych 
prawach współtworzyli projekt Szpecht. „Szpecht potraktowała ich jak pełnoprawnych artystów 
mających do opowiedzenia także swoje historie. Podobnie zresztą zrobił Sakowicz, który nie 
stworzył układu choreografi cznego do perfekcyjnego nauczenia się i wykonania. Zupełnie nie 
o to tu chodzi – nie o spektakularność, lecz o organiczność, o prawdę, wręcz czułość” – zachwycał 
się „Schubertem” Mike Urbaniak na łamach „Wysokich Obcasów”. 

Pierwsze reżyserskie kroki w Wałbrzychu stawiał też Jakub Skrzywanek. Jeszcze jako student 
drugiego roku krakowskiej reżyserii wystawił „Cynkowych chłopców” (premiera 22 stycznia 2016), 
w oparciu o głośną książkę Swietłany Aleksiejewicz o radzieckiej wojnie w Afganistanie, zderzaną 
z piosenkami wojennymi różnych epok. Debiutancki spektakl został nagrodzony na  7. Koszaliń-
skich Konfrontacjach Młodych „m-teatr” 2016. Później Skrzywanek wracał do Wałbrzycha 
jeszcze dwukrotnie. Zaś po zaledwie dwóch latach zrealizował na dużej scenie warszawskiego 
Teatru Powszechnego jedną z najgłośniejszych premier tego teatru – przewrotne „Mein Kampf” 
wokół owianego złą sławą tekstu Adolfa Hitlera.

U boku Skrzywanka jako dramaturg debiutował też w Wałbrzychu Paweł Soszyński – wcześniej 
znany jako krytyk, eseista i powieściopisarz. Jego „Duchologia polska” (premiera 21 września 
2018), luźno inspirowana książką Olgi Drendy, to podróż w mity polskich lat dziewięćdziesiątych 
– takie jak Alexis z serialu „Dynasঞ a” czy Stan Tymiński. Bohaterem był sam zmieniający się świat, 
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„Schuberta”, „Duchologię”, „Cynkowych chłopców” czy „Opowieści plemienne” łączyła specyfi cz-
na muzyczność, struktura wyrastająca bardziej z przepływu wyobraźni niż opowiadania historii 
albo trzymania się dyskursywnej logiki eseistycznego wywodu.

Zupełnie inny styl myślenia o teatrze reprezentowała wystawiona przed „Cynkowymi chłopcami” 
„Zapolska Superstar (czyli jak przegrywać, żeby wygrać)” Anety Groszyńskiej. Lewicowa farsa 
– takie określenie pojawiało się w recenzjach. Groszyńska z dramaturgiem Janem Czaplińskim 
opowiadała dynamicznie i dowcipnie historię nieco zapomnianej emancypantki polskiego teatru, 
tkając ją zarówno z utworów literackich, jak i publicystyki i listów autorki „Moralności pani Dulskiej” 
– i doprawiając to fantazją. W Zapolską wcielały się brawurowo aż trzy aktorki – Sara Celler-
-Jezierska, Joanna Łaganowska i Irena Sierakowska.

Spektakl zaczynał się od opowieści o próbie samobójczej i „teatru w teatrze” – Gabriela Zapolska 
gra właśnie Norę z „Domu lalki” Ibsena, fi nałową scenę, gdy postać ta opuszcza męża i ogłasza 
swoją niezależność. Groszyńska wystawiła historię o kobiecie, która ponosi porażkę, ale jakby 
zupełnie jej to nie przeszkadzało. Nie traci przekonania, że ostatecznie to jej postępowy 
światopogląd zwycięży. 

Kontynuacja „Zapolskiej” – „Sienkiewicz. Superstar” (premiera 23 lutego 2018) stanowił przew-
rotną próbę swego rodzaju rehabilitacji odsądzanego od czci i wiary przez krytyków szowinistyczno-
bohaterskiej wizji polskości autora „Potopu”, z Filipem Perkowskim w roli tytułowej. Jaki naród 
uczy się historii z książek przygodowych? – pyta pisarz i próbuje tłumaczyć swoim fanom ze 
Zbaraża, że Longin Podbipięta to postać fi kcyjna. Lewicowych adwersarzy pytał z kolei: „Skoro 
jesteście tacy mądrzy, dlaczego nikt na was nie głosuje?”.

Choreograf, reżyser i performer Cezary Tomaszewski zjawił się w Wałbrzychu już jako artysta 
znany i uznany. Jego „Gdyby Pina nie paliła, to by żyła” (premiera 12 maja 2017) elegijny ton łączyła

OD AWANGARDY DO FARSY I Z POWROTEM /

wykreowany mocą scenicznej wyobraźni, gdzie ostentacyjne inscenizacyjne ubóstwo zderzało 
się ze snem o monumentalizmie, balet górników z zamykanej kopalni – z megalomańskimi wizjami 
narodowymi.

Wreszcie, jako reżyser debiutował w Wałbrzychu za Macieja Podstawnego także znany scenograf 
Mirek Kaczmarek – wystawił wraz z Magdaleną Koryntczyk „Ausgang”, czyli luźną adaptację 
słynnego komiksu o pamięci Zagłady – „Mausa” Arta Spiegelmana. 
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z ciągiem absurdalnych choreografi cznych skeczy o papierosach i sztuce. Mówiąc patetycznie, 
Tomaszewski sięgnął tu po motywy wanitatywne. Głównym tematem była śmierć ikony teatru 
tańca Piny Bausch – która jej zespół zastała w 2009 w Polsce, w nieodległym Wrocławiu. 
Na fotografi ach Bausch pojawia się z ikonicznym papierosem.

Dowcipnie przerysowane barokowe theatrum przeplatało się w tym spektaklu z ludzką empaঞ ą, 
wspólnotą powszedniego nikotynowego grzechu, a wyśpiewywane z mniejszym lub większym 
znawstwem przez wałbrzyski zespół arie Purcella z zaczerpniętym wprost z metody twórczej 
Bausch budowaniem scen np. opartym na zadawaniu aktorom pytań o ich lęki. Opowieści o lękach 
wybrzmiewały gdzieś między wielką boską ręką z papierosem zjeżdżającą z sufi tu a odsłoniętym 
brzuchem Włodzimierza Dyły, robiącym za księżyc, w łączącym tkliwą czułość z grubą groteską 
w fi nale. Wałbrzyska „Pina” odwiedziła m. in. Warszawskie Spotkania Teatralne, zagrano ją na 
dużej scenie Teatru Dramatycznego.

O ile doceniona „Pina” powstała w ramach dobrze wypracowanego przez Tomaszewskiego ję-
zyka, to czerpiący z „Cierpień młodego Wertera” „Instytut Goethego” stanowił w jego teatrze 
pewne novum (premiera 19 listopada 2018). Kolejne samobójcze (?) śmierci, towarzyszące ogar-
niającej świat spektaklu epidemii werteryzmu, dramaturżka Daria Kubisiak wpisała w schemat 
klasycznego kryminału Agaty Chrisঞ e „I nie było już nikogo” – i jego równie klasycznej ekranizacji 
René Claira. W teatrze Tomaszewskiego pierwszy raz zagościła tak mocno struktura fabularna 
– choć, oczywiście, użyta w bardzo przewrotny sposób. Wałbrzych znów okazał się innowacyj-
ny. I taki Wałbrzych zastał powracającego po pięciu latach starego-nowego dyrektora artys-
tycznego – Sebasঞ ana Majewskiego.

WYBIJAĆ ZE STAREGO MYŚLENIA /

Ważnym nurtem wałbrzyskiego repertuaru były i są spektakle dla dzieci. „Dziki” Klaudii Hartung-
-Wójciak, również studentki krakowskiej reżyserii-dramaturgii, podobnie jak „Duchologia pol-
ska” i „Instytut Goethego”, został zamówiony przez Macieja Podstawnego i miał premierę już 
po powrocie na stanowisko szefa artystycznego wałbrzyskiego teatru Sebasঞ ana Majewskiego 
(4 października 2018). „Dziki” to historia Benjamina i jego rodziny – nastoletni chłopiec traci ojca 
i w wyobraźni tworzy fantastyczną wersję siebie jako potwora – Dzikiego, groźną fi gurę przemocy 
i siły.

Na pierwszy rzut oka grany w wałbrzyskich szkołach „Dziki” to prosta historia o żałobie i jej prze-
pracowaniu, o gniewie i poszukiwaniu bliskości, inspirowana książką „Dzikus” Davida Almonda 
i Dave’e McKeana. Ale opowiedziana jest w szczególny sposób, w przeplatających się planach 
– fantazji, autoterapeutycznej bajki, rzeczywistości. Struktura oparta została na „Symfonii wio-
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sennej” Benjamina Bri� ena, a niecodzienna formuła spektaklu dała okazję do udanego debiutu 
świeżo przyjętym aktorom, absolwentom bytomskiego Wydziału Teatru Tańca – Dorocie Fur-
maniuk i Mateuszowi Flisowi. 

„Klaudia Hartung-Wójciak i zespół aktorski, wiedzą doskonale, że jeśli rozmawiać z nastolatkiem 
o rzeczach ważnych (takich jak śmierć bliskiej osoby), trzeba to robić jego językiem. Z kolei jeśli 
pokazywać mu teatr, to operujący językiem jak najdalszym od stęchłych stereotypów i ana-
chronizmów, nawet jeśli w pierwszym kontakcie może być trudny” – pisał o „Dzikim” Dominik 
Gac.

Za dramaturgię „Dzikiego” odpowiadała Dorota Kowalkowska – od 2013 roku związana z Wał-
brzychem najpierw jako kierowniczka literacka, a potem – od 2015 – jako pedagożka teatralna. 
„Jest to w instytucji taka funkcja, która polega na budowaniu edukacji, myśleniu o widzu i – może 
najprościej – na szukaniu pomysłów na to, jak być razem w teatrze. Jest to też funkcja kuratorska” 
– tłumaczyła Kowalkowska w rozmowie na łamach „Dwutygodnika”. I wyjaśniała: „Dla nas to jest 
ważne, by twórców wybijać z takiego myślenia, że po prostu robią spektakl i zastanowić się, czym 
jest robienie spektaklu. Ale są też działania, które nie są związane z repertuarem i które odpo-
wiadają na zapotrzebowanie lokalne – są to działania społeczne, uruchamianie różnych 
dyskusji, otwarcie na spotkania, jakich dotąd nie było. To ma być działalność interdyscyplinarna: 
wchodzimy w przestrzeń teatru, sztuk wizualnych, literatury (…) Edukacja to nie jest dodatkowe 
działanie, ale komplementarne”. Kowalkowska swoją rolę pedagożki traktuje więc wszechstronnie 
i interdyscyplinarnie. 
Artystycznie angażowała się w kolejne spektakle realizowane w ramach konkursu Jana Dormana 
– „Tutaj jest wszystko” Magdaleny Miklasz, gdzie wystąpiła, albo „Kiedy mój tata zmienił się 
w krzak” Jakuba Skrzywanka, przy którym była dramaturżką.

Specyfi ka pracy Doroty Kowalkowskiej to dobry punkt dojścia tekstu o najnowszej historii 
wałbrzyskiego teatru. Innowacyjność Wałbrzycha nie polega bowiem tylko na wypuszczaniu 
na teatralny rynek nowych gwiazd reżyserii czy dramatu ani też na wpuszczaniu na teatralną 
scenę nowych tematów czy świeżych estetyk. Polega na redefi niowaniu zadań ludzi tworzących 
teatralną instytucję i sile zespołu aktorskiego, który robi rzeczy gdzie indziej niemożliwe.

WITOLD MROZEK
Dziennikarz, krytyk teatralny i publicysta. 
Studiował w Krakowie, na Międzywydziałowych Indywidualnych Studiach Humanistycznych Uniwer-
sytetu Jagiellońskiego. Pisze o sztukach performatywnych i kinie. Publikuje m.in. w „Didaskaliach”, 
„Teatrze”, „Dwutygodniku”, „Krytyce Politycznej”, „Ha!arcie”, „Kinie”. Od 2012 stały współpracownik 
„Gazety Wyborczej”.
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Kolejne karty niniejszego wydawnictwa poś-
więcone są dwóm najważniejszym składni-
kom, bez których Teatr w żadnej formie nie 
mógłby powstać – ludziom i ich emocjom. 
Odchodząc trochę od utartych praktyk 
publikowania Historii (przez duże H), wielkich 
narracji i cytowania najlepszych recenzji, 
pragniemy skupić się na małych wydarze-
niach, które na stałe związały z „Szaniawskim” 
osoby z najróżniejszych środowisk. 

Na 55-lecie Teatru poszukiwaliśmy osobistych 
przeżyć i wzruszeń, w skrócie historii afektyw-
nych, bo wierzymy, że to z nich buduje się 
Teatr. 

W tym rozdziale głos przejmuje zarówno 
dyrekcja teatru i pracownicy, jak i widzo-
wie Szaniawskiego. Tych opowieści mogli-
byśmy zebrać i o tysiąc więcej, lecz dalej 
nie oddalibyśmy w pełni zasięgu oddziały-
wania Teatru Dramatycznego w Wałbrzy-
chu. Pozostaje nam wiara w to, że każdy, kto 
pragnie dorzucić swoją afektywną narrację do 
tego zbioru, podzieli się nią z nami osobiście.
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PAWEŁ SOSZYŃSKI*: To już pani czwarta kadencja w Wałbrzychu, siedemnasty sezon.

DANUTA MAROSZ: Tak, ale kiedy zostałam zatrudniona, to w teatrach kadencji jeszcze nie 
było, nie rozliczaliśmy się sezonami – to znaczy my w teatrze się nimi rozliczaliśmy, natomiast 
nasi organizatorzy i wtedy, i teraz rozliczają się rokiem kalendarzowym. Zgodnie z tym rokiem 
budujemy plany, a więc projektujemy wspólnie końcówkę jednego sezonu i początek kolejnego. 
Kiedy zaczynałam nie było obecnej ustawy, która zresztą jest efektem dyskusji, jaka przetoczyła 
się wówczas w środowisku w związku z faktem, że dyrektor teatru był wyjęty spod przepisów 
kodeksowych: można go było powołać i odwołać jednego dnia bez podania przyczyny. Dziś 
dostajemy kontrakty z zapisem, że urzędujemy od trzech do pięciu sezonów; że jesteśmy 
wyłaniani na drodze konkursu lub nie; że wymagana bądź nie jest opinia ministra itd. W tym 
kontrakcie są też obwarowania dotyczące tego, jakie przyczyny mogą spowodować rozejście się 
organizatora i dyrektora.

Co nie zmienia faktu, że od siedemnastu lat jest pani – bez zastrzeżeń środowiska – dyrektorką 
Szaniawskiego.

Pytanie czy to dobrze, czy źle? Jak Sebasঞ an Majewski [dyrektor artystyczny teatru w latach 
2008–2012 oraz od 2018 roku] ostatnio napisał: kiedy człowiek okrzepnie i jest w pewnym wieku 
i nie ma wrogów, to źle. Natomiast sądzę, że to zasługa wypracowanego przez nas modelu pracy 
na wzór niemiecki, a więc pomimo że statutowo za teatr odpowiada jedna osoba, to w istocie 
odpowiedzialność spoczywa na dwóch dyrektorach: teatru i artystycznym. Poczynając od Piotra 
Kruszczyńskiego [2002–2008], przez Sebasঞ ana Majewskiego, następnie Piotra Ratajczaka 
[2013–2015] i Macieja Podstawnego [2015–2018], a wreszcie znów Sebasঞ ana – merytorycznie 
przed środowiskiem i zespołem odpowiada dyrektor artystyczny. Natomiast nie jest tak, że 
ja zajmuję się jedynie administrowaniem. Mam wgląd, a także wpływ, co sobie wywalczyłam, 
również na wybory artystyczne. Zwyczajnie interesuję się tym, tym żyję. Oczywiście, jeśli coś już 
uzgodnimy, to wzajemnie się wspieramy i jeśli czujemy takie przekonanie, to solidarnie trwamy 
przy naszych ustaleniach. Natomiast to dyrektor artystyczny jest tym, kto komunikuje się ze 
środowiskiem, które mniej zna kulisy – na czołówkę wybija się on i uważam to za rzecz normalną, 
to są jego kompetencje. 

Można uznać, że w teatrze polskim po roku 89’ były dwie rewolucyjne fazy: Teatr Roz-
maitości, obecnie TR Warszawa, z Warlikowskim i Jarzyną na czele zawojował koniec lat 
dziewięćdziesiątych i początek dwutysięcznych, a Szaniawski – ze Strzępką i Demirskim, 
Garbaczewskim czy Rubinem i Janiczak – koniec lat dwutysięcznych i początek nowego wieku. 
Nie bała się pani tego szturmu młodych? 

DANUTA MAROSZ /
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Tak, bałam się i miałam wątpliwości – mogę powiedzieć po latach, że był to czas burzy i na-
poru. Z początku nie wydawało się nam to aż tak rewolucyjne i niezbyt groźne. Teraz dopiero 
widzę, co się tu w rzeczywistości wydarzyło. Taki był czas i potrzeba, wchodziliśmy z jednego
spektaklu w drugi, a wszystkie one miały charakter podwyższonego ryzyka – burzenia naszych 
nawyków. Wspomnę Weronikę Szczawińską, która wyreżyserowała „Zemstę” (2009), odwracając 
ją na nice i przekonując, że nasze poczucie sytuacji śmiesznych bardzo się zmieniło, a Fredro wcale 
nie jest nas w stanie rozbawić. Przyznam, że wielu widzów ma do dziś o ten spektakl pretensje: 
uważają, że postanowiliśmy zburzyć pewne teatralne status quo, pewien porządek. Wybrali się 
do nas, żeby zobaczyć zabawny spektakl, w którym śmieszyć ich będzie to samo, co śmieszyło 
w latach sześćdziesiątych – tymczasem Weronika odczytała dramat zupełnie inaczej, a nawet 
zapowiedziała z Sebasঞ anem, że to będzie ostatnie wystawienie „Zemsty”. I szczerze przyznam, 
że nie wiem, czy później ktoś jeszcze ten dramat wystawiał.

Hm, w teatrach, które ja osobiście obserwuję, czy w realizacji reżyserów, o których istnieniu 
wiem – nie.

Właśnie, i wtedy odczuliśmy, że jakaś grupa widzów zostaje pominięta. My biegniemy, biegniemy, 
a oni nie nadążają – może nawet nie mają ochoty, żeby nas ścigać. Bo przecież nie muszą. Jeśli 
przez pierwsze lata, proponując trudniejsze spektakle, mogliśmy się zatrzymać, porozmawiać, wy-
jaśnić, przekazać swoje racje, to „Zemsta”, „Opętani” Garbaczewskiego (2009), także wcześniej-
sza „Nelly” Korczakowskiej (2008) tak dalece naruszyły pewność siebie publiczności, że ona, tak 
to sobie wyobrażam, powiedziała: to sobie biegnijcie. 

Tymczasem przybiegli ludzie z całej Polski. Pamiętam, że to była moja pierwsza tak daleka 
podróż jako początkującego krytyka – na wspaniałych „Opętanych” Garbaczewskiego. Czasami 
wychodząc ze spektaklu, czuje się niesamowitą dawkę energii. Ten spektakl zmusił mnie do 
zajmowania się teatrem. Wcześniej recenzowałem literaturę.

No właśnie, przybiegły też osoby, które nie interesowały się za bardzo teatrem. Zyskaliśmy sporą 
grupę młodszych widzów, co nie zmienia faktu, że to był trudny czas: bardziej liczyliśmy się 
w Polsce niż w naszym mieście, a przecież po premierze trzeba dalej grać. Dla kogo? To często 
umyka krytykom, że my tu zostajemy i gramy miesiącami głównie dla lokalnej publiczności. Nasze 
zadanie polega więc na szukaniu balansu, co nie jest łatwe. Jednak miasto jednoteatrowe czegoś 
od swojej sceny wymaga, mamy obowiązek względem naszych mieszkańców. I nie mówię o schle-
bianiu gustom czy wyrobnictwie lektur. Brzydziliśmy się na przykład farsami i dopiero po latach, 
latach, latach zdecydowaliśmy się pogrzebać we własnym środowisku – stąd sezon „Czego nie 
widać”. Ta młodzieńczość, przez którą świadomie przeszliśmy, dała nam napęd i teraz pytamy: co 
dalej? Czy kontynuacja, czy odbicie? Czego szukać? 

To może jeszcze, zanim co dalej, pogadajmy o tym, co było. Wałbrzych dał szansę wielu 
wariatom teatralnym i za to jest – według wspomnianego przez panią modelu niemieckiego 
– odpowiedzialny przede wszystkim Majewski. Teraz te wszystkie nazwiska są czołowe. 
Przypomnijmy tym, którzy chodzą teraz na spektakle w Warszawie: Strzępka, Szczawińska, 
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Korczakowska, Garbaczewski, Rubin, Borczuch. To jest duma czy smutek, że Wałbrzych już nie 
jest dla nich? 

Pojawili się Szpecht, Skrzywanek, Tomaszewski czy Jaremko. I też robią w Warszawie. To nor-
malne, że się debiutuje i odpływa. Może Wałbrzych potrzebuje innego typu nowości po tylu 
latach? Nasłuchiwaliśmy z Sebasঞ anem potrzeb widzów i własnych. W pewnym momencie zwy-
czajnie wyczerpuje się potrzeba eksperymentu i nakłuwania. Więc postanowiłam się – w imie-
niu widzów i własnym – zatrzymać i pomyśleć, gdzie szukać? Pod koniec ostatniego sezonu 
zastanawialiśmy się z Sebasঞ anem, gdzie my właściwie jesteśmy – mając pięćdziesiąt pięć lat. Co 
powinniśmy dalej zrobić? Czy dorośliśmy do pewnych wyborów? Może powinniśmy robić klasy-
kę, której unikaliśmy, może farsę?

A co na to zespół? W końcu mówi się o wałbrzyskiej metodzie aktora, mówi się o teatrze zes-
połowym, który tu obrósł chyba szczególnie Strzępkę. Jest aktor Warlikowskiego, jest aktor 
Strzępki. Poniedziałek i Kłak, Hajewska-Krzysztofi k i Kwietniewska – równie wspaniali. 

Tak, zawsze u nas aktorzy odsuwali na bok własne ambicje i pracowali, jak to się mówi, „na spek-
takl”. To pewna umiejętność, która została tu na szczęście wypracowana – zespołowość ciągle 
nam towarzyszy, więc jeśli pyta pan, co na to aktorzy, to oni podejmują wyzwanie.

Czym więc jest to nowe w Wałbrzychu?

Nieoczekiwanie czy wbrew schematom okazuje się ono farsą. Czy nie jest ona dziś czymś ryzy-
kownym, buntowniczym? Chodzi o to, zawsze chodziło, żeby bunt był prawdziwy, nie udawany. 
A to znaczy, żeby był wbrew. Jeśli farsa jest wbrew, to ją zróbmy! Niech tu przyjadą krytycy 
z Warszawy i zobaczą ten spektakl – tak jak wałbrzyszanie oglądali ich ulubione spektakle. Czy 
będą potrafi li równie mocno zareagować, jak chcieli od mieszkańców miasta? Sprawdźmy! Co 
z tego wyniknie? Nie lubię uników.

DANUTA MAROSZ
Dyrektor Teatru Dramatycznego im. J. Szaniawskiego w Wałbrzychu (od 1 września 2002)
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Wałbrzych… Ilekroć ta nazwa wpada mi w ucho: podczas roz-
mowy, słuchania radia, szemrania niewyłączonego telewizora, 
tylekroć mój mięsień sercowy z nagła przyspiesza, a temperatura 
ciała lekko, choć odczuwalnie wzrasta. Organizm nigdy nie 
sprawia mi pod tym względem zawodu, a ja znam przyczynę te-
go stanu i spróbuję ją Państwu wyjawić na tyle, na ile słowami 
potrafi ę oddać emocje.

***

Siedemnaście lat temu jechałem tu w nieznane – do miasta, 
z którym nie łączyło mnie nic (tak, to prawda, że – zanim spoj-
rzałem na mapę – odruchowo obrałem kurs w kierunku Kato-
wic). Wiozłem ze sobą ciekawość, sporo niepokoju i kilka kartonów 
rzeczy przydatnych. Potem ciekawość wzrastała z dnia na dzień, 
niepokój proporcjonalnie malał, a rzeczy utkwiły w kartonach 
na całe sześć lat – jakby strzegły mnie przed pozostaniem tu 
na dobre. Ot, młodzieńcza przygoda, z rodzaju tych, które 
nieodwracalnie nas zmieniają, tworzą punkt odniesienia i nadają 
kierunek. Spotkani ludzie na zawsze zapadają w pamięć, podobnie 
jak miejsca z ich kolorytem, zapachem i smakami. Ach, te pierogi 
z teatralnego bufetu pani Marzenki… A skoro bufet, to rewolu-
cyjne żyrandole wymyślone przez Mirka Kaczmarka, no a przecież 
jak Mirek – to scenografi e „Kopalni”, „Piaskownicy”, „…córki Fiz-
dejki”… I tak można w nieskończoność. 

Cykl skojarzeń splata życie z teatrem, teatr z życiem. Nasza 
wspólna kuchnia, w której nocami bez końca gadaliśmy przy winie 
i piwie o sztuce, wspólna łazienka, z której nieustannie śpiew 
Luśki [Łukasz Brzeziński] rozbrzmiewał hitami Madonny, ulubione 
okienko z widokiem na nieczynny szyb, który permanentnie 
przywoływał górniczą świetlaną przeszłość…

Żeby nie oszaleć z powodu natłoku myśli, postanowiłem je 
banalnie uporządkować. 

PIOTR KRUSZCZYŃSKI /

/ 40 /

A jak aktorzy

Każdy nowy dyrektor staje przed dylematem: zaufać zastanemu zespołowi czy postawić na tzw. 
„efekt nowej miotły”. Określenie samo w sobie brzmi obrzydliwie, a w tłumaczeniu na ludzki 
język oznacza postawienie pewnego grona osób przed poważnym życiowym wyborem – jak się 
utrzymać z aktorskiej profesji w mieście z jednym teatrem dramatycznym, skoro w tymże teatrze 
nie ma już dla nich miejsca. Na szali leżą: mieszkania, domy, dzieci w szkołach, ogródki, przyjaciele, 
psy i koty. Mając przed oczami wyobraźni katastrofę społeczną, ułożyłem sobie w głowie maksy-
mę (może od kogoś nieświadomie przejętą): „nie ma złych aktorów, są tylko źle obsadzeni”. 
I tak czternastoosobowy zespół aktorów zastanych stał się w ciągu sezonu–dwóch zespołem 
spełnionym, potem podziwianym w Polsce, a w końcu – niezaspokajalnym artystycznie. I w grun-
cie rzeczy wdzięczny mu jestem, że po sześciu latach, podczas pewnego zebrania na zakończenie 
sezonu, pomógł mi podjąć decyzję o zabraniu moich kartonów z rzeczami przydatnymi. I o wy-
jeździe; wyjeździe z miasta nieczynnych szybów i znakomitego teatru.

B jak biedaszyby

Często się o nich gadało, powoływało na ich tragiczne istnienie w mieście, na dramatyczny los 
bieda-górników. Były dla nas tajemną inspiracją krwiście podawaną w medialnych doniesieniach. 
Ktoś zginął, kogoś zasypało. Dopiero kiedy zszedłem tam, na dół, przy okazji wizyty francuskiej 
telewizji kręcącej dokument o teatrze – zrozumiałem istotę tej ryzykownej przedsiębiorczości. 
Młody bieda-górnik za fl aszkę alkoholu od Francuza zaprezentował na czworakach, wprost do 
kamery, w marnie podstemplowanym korytarzu, pokazowe ciosy kilofem. Patrzyłem mu w oczy. 
Jego opowieść o trudzie istnienia brzmiała jak skarga złodzieja na zasobność por� ela ofi ary. Mit 
nabrał realnych wymiarów.

C jak „…córka Fizdejki”

1 maja 2004 roku staliśmy się obywatelami Europy, a już pół roku później Jan Klata obśmiewał ze 
sceny nasze aspiracje. Osiemnastu wałbrzyskich bezrobotnych zmierzało do Unii z plasঞ kowymi 
reklamówkami w rękach, tłukąc się nimi zapamiętale po głowach w polsko-polskim zbiorowym 
samobójstwie. Po piętnastu latach scena ta staje się koszmarnie prorocza, podobnie jak niegdyś 
portret Andrzeja Leppera wyświetlany wśród polskich mężów stanu w fi nale „Rewizora” z roku 
2003. Wniosek: chcecie znać przyszłość – dzwońcie do Klaty. 

D jak Danuta

O którą Danutę chodzi – wiadomo. Danuta przyjechała po mnie do Warszawy, gdzie akurat 
reżyserowałem. Trudno mi było zrezygnować z prób, by gnać hen, na południowy kraniec Polski. 
Ale ona przyjechała, zobaczyła i decyzja zapadła. Zabrałem więc kartony i… Potem, najprościej 
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mówiąc, Danuta nauczyła mnie organizacji pracy w teatrze. Ja w zamian dałem jej trochę 
artystycznych pomysłów. Oprócz umiejętności zarządzania Danuta ma w sobie taki specjalny 
sensor, który pozwala jej rozpoznawać w ludziach ludzi. A to z kolei pozwala jej być cudownie 
empatyczną fi lantropką. Tego nie sposób się nauczyć. To boski dar.

E jak et caetera

Ponieważ miejsce na moje wspominki jest w tym wydawnictwie ograniczone, pozostawię resztę 
liter alfabetu na kolejne jubileusze. Może uda się wywołać u nielicznych wrażenie niedosytu i chęć 
przetrwania kolejnej „pięciolatki” w dobrej kondycji. Tego Państwu oraz Teatrowi Dramatycznemu 
w Wałbrzychu życzę. Organizm znów mnie nie zawiódł, zrobiło się cieplej na sercu.

PIOTR KRUSZCZYŃSKI
Reżyser. Dyrektor Teatru Nowego w Poznaniu. W latach 2002–2008 dyrektor artystyczny Teatru 
Dramatycznego w Wałbrzychu. W 2013 odznaczony Brązowym Medalem „Zasłużony Kulturze Gloria 
Arࢼ s”.
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Na poziomie marzeń to miał być teatr wspólnotowy, autorski, otwierający nowe ścieżki, rodzaj 
utopii. Nawiązanie do Teatru Ósmego Dnia. Rzecz – teraz to wiem – nie do zrobienia w teatrze 
repertuarowym. No i to kuratorstwo, to, że będę odkrywał nowe światy, nowych reżyserów. 
Miałem poczucie, że chyba trzeba spróbować działać w tym kierunku. 

Zaskoczyła mnie specyfi ka teatru w Wałbrzychu. […] Wszedłem do teatru, który był na topie, 
świeżo po Warszawskich Spotkaniach Teatralnych, doceniany przez krytyków i fesঞ wale. Teatr 
miał nieprzeciętne wymagania, oczekiwał nieustannego lotu wzwyż. To było już na starcie 
szalenie ryzykowne: dobrać się do zespołu tak nasyconego nagrodami. Zauważyłem to na 
jednym z pierwszych spotkań, gdy powiedziałem, że pojedziemy na fesঞ wal – i spotkałem się 
z dość chłodną reakcją. Reakcją, podejrzewam, zupełnie inną niż miałaby miejsce na przykład 
w Koszalinie czy w Sosnowcu. Tam (i pewnie też w innych ośrodkach), gdy ludzie dowiadują się 
o zaproszeniu na fesঞ wal, pojawia się entuzjazm – a tutaj to była naturalna sytuacja. Musiałem 
zweryfi kować swoje podejście. Ostrzegano mnie, że to nie jest przestrzeń na orkę od zera, na 
pozytywizm. I że cokolwiek bym wymyślił – bardzo trudno będzie osiągnąć nową jakość albo 
pchnąć teatr wyżej w hierarchii zainteresowania mediów, krytyków. Zwłaszcza że za chwilę 
zmieniły się czasy i trendy w polskim teatrze. To, z czego Wałbrzych słynął, że tylko tam pracowali 
pewni reżyserzy, nagle stało się ogólnopolską normą. Rozumiem, że inni dyrektorzy teatrów 
działali częściowo koniunkturalnie: „Są pewni reżyserzy, których nie rozumiemy, których nawet 
nie lubimy, ale w sumie trzeba by tam u nas trzasnąć premierkę, to zatrudnijmy tego czy tamtego, 
wtedy otworzą się drzwi na fesঞ wale”. I nagle znalezienie oryginalności dla wałbrzyskiego teatru 
zrobiło się szalenie trudne: okazywało się, że chcę sięgać po mniej więcej te same nazwiska, 
o jakich myślą Kielce, Bielsko-Biała i inne ośrodki.

Na początku mojej pracy pomyślałem o tym, co dla Wałbrzycha ważne, ale co też szło za teatrem, 
który uprawiałem: jako reżyser wszedłem w ten teatr „Bohaterem roku” i „Sorry, Winnetou” 
– przedstawieniami, które były „popowe” na skalę wałbrzyską, cieszyły się popularnością. 
Uznałem, że to znak i że pierwszym moim celem będzie odzyskanie widzów, ale z zachowaniem 
artystycznego poziomu i społecznej wrażliwości. Stąd hasła normalsi, teatr o mnie i dla mnie. 
Nie chciałem pochylać się nad górnikami ani gadać o wykluczonych, bo to wszyscy robili, to już 
znaliśmy. Zamierzałem rozpoznać klasę średnią, która ma ambicje i może się otworzyć na ambitny 
teatr rozmawiający z nią o jej współczesnych problemach. Próbowałem lekkiego przekierowania: 
zachowując artystyczny poziom, rozmawiajmy z ludźmi i o nich, nie prowadźmy zamkniętego 
dyskursu fi lozofi cznego w oderwaniu od kontekstu, w którym jesteśmy. Bardziej otwórzmy się na 
ludzi, konkretnych, tu i teraz. 

Zaproponowałem ważną zmianę w kierunkach Szaniawskiego. […] 

PIOTR RATAJCZAK /

/ 44 /

Jestem bardzo szczęśliwy dzięki przedsięwzięciu Wojtka Ziemilskiego. To, co on opowiadał 
o swoim projekcie, strasznie mnie podekscytowało. Ponieważ „W samo południe” to jedna z jego 
nielicznych prac w teatrze repertuarowym, bardzo wokół niej chodziłem, przez chwilę wydawało 
się, że z powodów fi nansowych tego przedsięwzięcia może nie być. Ale mi strasznie zależało 
i cieszyłem się, że udało się to dokończyć, że powstał rodzaj spektaklu-instalacji będącego blisko 
ludzi, którzy w nim mówili o swoim doświadczeniu. Bardzo mnie ten spektakl cieszył. Potem się 
pojawiła idea „Dekalogu” – do dziś nieskończona, niezamknięta. Artyści mieli reinterpretować 
„Dekalog” Krzysztofa Kieślowskiego. Wydawało mi się, że to może być kluczowa pla� orma do 
rozmów o mieszczaństwie, dzisiejszych problemach moralnych i etycznych. Uważam, że nie 
zostało to do końca spełnione. Dlaczego? Z jednej strony przez kryzys fi nansowy teatru, z drugiej 
swobodę twórców w interpretacji tematów „Dekalogu”, z trzeciej wypadki losowe. […]

[Dlaczego zrezygnowałem?] Było kilka powodów. Po pierwsze: moje życie prywatne, po drugie 
ambicje zawodowe: to znaczy pragnienie reżyserskich doświadczeń w różnych teatrach i stojące 
za tym głębokie przekonanie, że kierowanie tak ważną instytucją jak teatr w Wałbrzychu wymaga 
bycia jego gospodarzem, stałym uczestnikiem i mieszkańcem. […]

Realizuję się w funkcjach kuratorskich, doradczych, które są w cieniu, a pozwalają wykorzystać 
moje rozeznanie czy gust – i tym się będę zaraz zajmował. Nie jest tak, że dostaję teraz dygotu 
podniecenia przy każdym konkursie dyrektorskim; wręcz jest to ostatnia myśl, jaka by mi 
przyszła do głowy. Może kiedyś wykorzystam to wałbrzyskie doświadczenie, które jest nie do 
przecenienia... Na razie chcę się pocieszyć wolnością, to jest niebywałe. Wolne poniedziałki, 
weekendy, gdy nikt do ciebie nie dzwoni.

Wypowiedzi pochodzą z wywiadu „Rozmawiajmy z ludźmi i o nich / Hubert Michalak rozma-
wia z Piotrem Ratajczakiem” zamieszczonego w publikacji „MONOGRAFIA TEATRU DRA-
MATYCZNEGO W WAŁBRZYCHU 1964–2015”, Teatr Dramatyczny w Wałbrzychu 2015, 
s. 208-212.

PIOTR RATAJCZAK
Reżyser teatralny. Absolwent Wydziału Reżyserii krakowskiej PWST, w latach 2013–2015 dyrektor 
artystyczny Teatru Dramatycznego w Wałbrzychu. Jest członkiem komisji artystycznej Fesࢼ walu 
Kontrapunkt w Szczecinie oraz organizatorem Fesࢼ walu M-Teatr w Koszalinie.
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Trzy sezony w Wałbrzychu, „Powodzenia Kowboju!”, „No Problem” i „Na Zachodzie bez zmian?”.

Raczej nieprzypadkowo ułożyły się w opowieść. W ogóle niewiele pozostawia się przypadkowi 
w tym teatrze, przynajmniej wtedy, kiedy w nim pracowałem – chcę w to wierzyć.

To będzie bardzo osobiste wspomnienie trzech zaledwie sezonów z najnowszej kilkunastoletniej 
chlubnej historii teatru w Wałbrzychu.

Walka z przygodnością i z atrofi ą wypełniała „moje” trzy sezony. Atrofi a, sądzę przychodzi do 
teatru z miasta. I właśnie miasto Wałbrzych to pierwsze, co można przywołać w wypowiedzi, 
bądź co bądź wspomnieniowej.

Po raz pierwszy do „tego Wałbrzycha” zaprosił mnie Piotr Ratajczak. Szybko po przyjeździe 
zrozumiałem, że nie ma jakiegoś gotowego „tego Wałbrzycha” – że trzeba o niego codzienne 
zawalczyć.

Miasto. Słynne w teatralnej Polsce z tego, że po 22, kiedy kończymy próbę, czynna jest już 
wyłącznie Żabka, a i ona przez chwilę i nie zawsze. Uderzające pięknem: architektury, zamierzeń 
niektórych ludzi, pięknem niektórych marzeń (jak chyba tym najlepszym, o teatrze), pięknem 
przyrody, Góry Parkowej – i cóż, brzydotą wszystkiego poza tym.

Pierwszy raz w Wałbrzychu – był zderzeniem z mitem. Długo by opowiadać, jakie rozmowy 
odbywał niedoświadczony reżyser z aktorami, aktorkami, przy próbach „Opowieści Plemiennych”. 
Oraz długo opowiadać, jak niewłaściwie skonstruowany przyniósł ze sobą w głowie obraz 
Wałbrzycha.

Miasto. Dwa lata po „Opowieściach Plemiennych”, zaproszony do współpracy z Teatrem na sta-
nowisku dyrektora artystycznego, wprowadzałem się do mieszkania na Lewartowskiego. Na 
klatce tylko jedno mieszkanie miało zamki w drzwiach, reszta skobel i kłódkę. Z zewnątrz ulica 
Lewartowskiego lśniła czystością i pięknem. Podwójny charakter Wałbrzycha nie był łatwy do 
oswojenia i do teraz go nie oswoiłem.

(Dodam, że precyzyjnie unikam poniżej odnoszenia się do czegokolwiek, co w teatrze jako 
Artystyczny zastałem. Już wspomniałem, jak bardzo musiałem przebudować sobie w głowie 
wyobrażenie o Szaniawskim. Zaznaczę może tylko, że dziś tym bardziej imponują mi „pionierskie 
lata” Danuty Marosz i Piotra Kruszczyńskiego.)

MACIEJ PODSTAWNY /

/ 46 /

Teatr. Otóż: dużo wyzwań i oporów. Od razu pytanie: gdzie są widzowie? Ja akurat nie potrafi ę 
patrzeć na aktorów grających dla garstki widzów. Ta fi zyczna niewygoda, kiedy z balkonu 
spoglądam na już okrojoną z krzeseł, a nadal wcale nie pełną widownię. Co zdarzyło się raz czy 
dwa. Ta niewygoda stała się podstawą myślenia o repertuarze, o twórcach, o pedagogice czyli 
rozmowie, oraz o miejscu – budynku, który przyciąga, w którym nic nie zwisa, nie powiewa, nie 
jest zamknięte. Tu znalazłem wspaniałych sojuszników. W tym programie nigdy nie byłem sam: 
aktorzy, serce wszystkiego, Danuta Marosz, Dorota Kowalkowska, Łukasz Zaleski. Inni też! Ale 
aktorzy ponad wszystko!

Ciągła walka z gospodarką niedoborów, wnioski o dotacje pisane nocami, protesty, skargi, 
odwołania. Sam nie wiem do dziś, jakim cudem Teatr realizuje te wszystkie piękne rzeczy, które 
realizuje. (Oczywiście – w tym tekście stale odnoszę się do tego, co znajdowało się w moim polu 
odpowiedzialności.)

Bo przecież ile było momentów szczęścia, przełomów? Multum. Ludzie, którzy chcieli w Sza-
niawskim być, kilkanaście czytań rocznie, foyer wypełnione muzyką, spotkania z widzami, 
aktorzy-seniorzy w „Schubercie” i konfrontacje „Cynkowych” z widzami, tyle młodzieży dookoła, 
zapierający dech w piersiach „Poruszyciele” na Ogniu w Głowie II, „Zapolska”, noce na początku 
lipca z setkami widzów na „Łaumie” i „Piosenkach”, ruch i muzyka, które wkroczyły z Cezarym 
i Piną do Szaniawskiego, „Tutaj jest wszystko” w namiocie w szkole, standingi na (na szczęście) 
nadal granym „Na Boga”... I te trasy fesঞ walowe, ludzie, którzy chcą Wałbrzych oglądać, nie 
podoba im się albo podoba, ale chcą. Wymieniam te świetne momenty, choć wiem przecież, ile 
pomijam, ile ich było i z iloma ludźmi.

Teatr. Starałem się (nie sam!), by był miejscem kultury, nie artystów. Jeśli w tekście wspom-
nieniowym miałbym sformułować jakiś program tych skromniutkich trzech sezonów, byłoby to: 
Precz z artystami. Precz z przechodzeniem do historii. Precz z jednowładztwem. Po części się 
udało.

Dlaczego zatem odszedłem z Wałbrzycha? Otóż lubię opowiadać sprzeczne wersje i mylić tropy 
– jeśli w ogóle już kogoś to interesuje i zapyta. Odszedłem, bo wymagania miasta rosły i przestały 
się bilansować z chwilami szczęścia i spełnienia. Bo atrofi a miasta. Wkradła się nierównowaga.

Takie słodko-gorzkie i może nazbyt wsobne wspomnienie zostawiam w wydawnictwie na 55-lecie.

Życzę Teatrowi im. Szaniawskiego, by trwał na przekór wszystkiemu, co (zwłaszcza w Polsce 
i teraz) każdą wartościową rzecz – a Szaniawski jest wartością jakich mało – chce oddać na 
pastwę zwyczajnego przypadku.

MACIEJ POSTAWNY
Reżyser teatralny, dramaturg. Dyrektor artystyczny Teatru Dramatycznego im. J. Szaniawskiego 
w Wałbrzychu w latach 2015–2018.
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1. na międzynarodowy dzień teatru wychodzę spod kurtyny na dużej scenie teatru dramatycznego 
zapowiedziany przez danutę marosz i piotra kruszczyńskiego jako ten trzeci – czuję się wyróżniony  

2. na premierze przedstawienia diamenty to węgiel, który wziął się do roboty w reżyserii moniki 
strzępki pod nieobecność piotra kruszczyńskiego jako ten trzeci wraz z danutą marosz składamy 
podziękowania całemu zespołowi; ja nie znam żadnego nazwiska, wszystko mi się myli, staram się 
sytuację jakoś ratować, ale wychodzi fatalnie – czuję się żenująco

3. leżę wraz z waldim dyłą – aktorem, grzegorzem artmanem – aktorem i mileną czarnik – cho-
reograW ą na sztucznej trawie wyłożonej przed sceną kameralną jako element scenografi i do 
spektaklu diamenty to węgiel, który wziął się do roboty – czuję się wypoczęty 

4. stoję przed budynkiem na ulicy moniuszki, gdzie właśnie skończył się spektakl pierwszej 
teatralnej telenoweli o rodzinie iglaków – czuję się prekursorem
a kilka miesięcy później wraz z rodziną iglaków i widzami jeżdżę autobusem po wałbrzychu 
i pokazuję stadion na nowym mieście, hotel sudety, stację konradów, pływalnię na białym 
kamieniu – czuję się performerem

5. siedzę na pierwszej próbie generalnej opętanych w reżyserii krzysztofa garbaczewskiego 
– czuję, że mam dobry spektakl

6. czytam miażdżącą recenzję z rewelacyjnej premiery pawła demirskiego i moniki strzępki niech 
żyje wojna!!!, w której krzysztof kucharski zarzuca nam, że za pieniądze publiczne wystawiamy 
takie gnioty – czuję się wkurzony

7. udzielam wywiadu dla „tygodnika wałbrzyskiego” z okazji dnia zakochanych o miłości homo-
seksualistów – czuję się odważny

8. ogłaszam krzykiem na całe gardło wygraną naszego teatru w meczu piłki nożnej z teatrem lalki 
i aktora – czuję się huraaa!!!

9. wyjeżdżam do seulu ze spektaklem był sobie polak polak polak i diabeł i do moskwy z niech 
żyje wojna!!! – czuję się światowcem

10. sprzątam po premierze spektaklu dynasঞ a w reżyserii natalii korczakowskiej z aktorami foyer, 
które całe jest w pokruszonym styropianie – czuję się adekwatnie

SEB MAJEWSKI / katalog mojej pamięci
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11. widzę, jak zespół aktorski spektaklu gwiazda śmierci w reżyserii krzysztofa garbaczewskiego 
upodabnia się do reżysera i nosi czarne okulary, a aktorka małgorzata łakomska pisze nawet 
wiersze na ścianie swojego pokoju jak dramaturg i poeta marcin cecko – czuję się zazdrosny

12. rozmawiam w kinie zorza z krzysztofem garbaczewskim, który jest w okularach słonecznych, 
oczywiście, o świetle i o ogromnej liczbie refl ektorów, które należy ustawić w kinie; scena weszła 
do serialu artyści pawła demirskiego i moniki strzępki – czuję się autorem

13. tłumaczę na dziedzińcu teatru, siedząc na plasঞ kowych krzesełkach ze spektaklu …córka 
fi zdejki, maszyniście sceny, że nie warto się wieszać – czuję się ojcem

14. jestem zachwycony spektaklem królowa śniegu w reżyserii michała borczucha w ujeżdżalni 
stadniny koni w książu i sceną otwierania tylnych drzwi – czuję się zahipnotyzowany

15. słyszę w teatralnym busie w drodze do teatru łaźnia nowa w Krakowie, jak aktor tłumaczy 
aktorkom, że L.A. /czytaj ELEJ/ to miasto we francji – czuję, że zwariuję

16. gram na klawesynie w spektaklu aleksandra. rzecz o piłsudskim w reżyserii marcina libera 
– czuję się spełniony

17. widzę, jak w foyer teatru aktorka sabina tumidalska pali cienkie papierosy, nieustannie, cały 
czas – czuję się częścią jakiegoś większego planu

seb majewski, jesień 2019

SEB MAJEWSKI
Reżyser, dramaturg, aktor, scenograf i wykładowca. W latach 2008–2012 dyrektor artystyczny Teatru 
Dramatycznego im. Jerzego Szaniawskiego w Wałbrzychu. Zastępca dyrektora ds. artystycznych 
Narodowego Starego Teatru w Krakowie w latach 2013–2015. Dyrektor artystyczny Teatru im. Jara-
cza w Łodzi w latach 2015–2017. Od 2018 ponownie dyrektor artystyczny Teatru Dramatycznego 
w Wałbrzychu. 
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1964
Aleksander Fredro „Zemsta” reż. Bronisław Orlicz, 1. premiera, 23.11.1964
Autor afi sza: nieznany

1978 
Feliks Falk „Tama” reż. Marcin Ehrlich, 102. premiera, 1.12.1978
Autor plakatu: Waldemar Świerzy

1980
William Shakespeare „Wieczór trzech króli” reż. Maria Kaniewska, 124. premiera, 22.11.1980
Autor plakatu: Grzegorz Marszałek

1981
Karol Wojtyła „Przed sklepem jubilera” reż. Andrzej Maria Marczewski, 127. premiera, 
27.03.1981
Autor plakatu: Jan Jaromir Aleksiun

1981
William Shakespeare „Sen nocy letniej” reż. Maciej Dzienisiewicz, 130. premiera, 7.11.1981
Autor plakatu: Eugeniusz Get-Stankiewicz

1986
Stanisław Ignacy Witkiewicz „Sonata Belzebuba” reż. Tadeusz Pliszewicz, 154. premiera, 
31.03.1985
Autor plakat: Wiesław Strebejko

1987
Siergiej Michałkow „Bałałajkin i spółka” reż. Aleksander Strokowski, 161. premiera, 23.01.1987
Autor plakatu: Waldemar Świerzy

1988
Lucjan Rydel „Betlejem polskie” reż. Aleksander Strokowski, 165. premiera, 19.12.1987
Autor plakatu: Stasys Eidrigevicus

1988
Robert Lamoureux „Kret” reż. Wowo Bielicki, 169. premiera, 3.12.1988
Autor plakatu: Andrzej Pągowski

1989
Bob Randall „Mieszkanie z widokiem na rzekę” reż. nieznany, premiera nie odbyła się, plakat 
wykonany w 1989 autorstwa Andrzeja Pągowskiego

1998
Julian Tuwim „Żołnierz królowej Madagaskaru” reż. Wowo Bielicki, 236. premiera, 12.12.1998
Autor plakatu: wg pomysłu Wowo Bielickiego

2003
Horace McCoy „Czyż nie dobija się koni?” reż. Maja Kleczewska, 264. premiera, 25.10.2003
Autor plakatu: Mirek Kaczmarek

2003
Mikołaj Gogol „Rewizor” reż. Jan Klata, 262. premiera, 30.03.2003
Autor plakatu: wg pomysłu Jana Klaty

2010
Paweł Demirski „Był sobie Andrzej Andrzej Andrzej i Andrzej” reż. Monika Strzępka, 
297. premiera, 22.05.2010
Autor plakatu: Mirek Kaczmarek

2011
Sylwia Chutnik „Aleksandra, rzecz o Piłsudskim” reż. Marcin Liber, 306. premiera, 17.11.2011
Autor plakatu: Joanna Howańska

2013
Sebasঞ an Liszka „W samo południe” reż. Wojtek Ziemilski, 318. premiera, 7.06.2013
Autor plakatu: Joanna Howańska

2015
Julia Holewińska / Kuba Kowalski „Goodnight cowboy” reż. Kuba Kowalski, 
333. premiera, 30.01.2015
Autor plakatu: Mirek Kaczmarek

2017
Witold Gombrowicz „Iwona, księżniczka Burgunda” reż. Grzegorz Jaremko, 
351. premiera, 13.10.2017
Autor plakatu: Mirek Kaczmarek

2018
Jan Czapliński „Sienkiewicz Superstar (czyli zupełnie spóźniona anegdota biografi czna 
na chwalebną okazję stulecia odzyskania niepodległości)” reż. Aneta Groszyńska, 
354. premiera, 23.02.2018
Autor plakatu: Mirek Kaczmarek
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PAWEŁ SOSZYŃSKI*: Siedzi pani między dwoma kluczowymi gabinetami – dyrektor teatru 
i dyrektora artystycznego. Burze zbierają się, a słońca wschodzą właściwie tuż nad pani głową. 
Trudno to opanować? 

DOROTA ZAGRODZKA: Trzeba sobie radzić, siedzimy w tym pomiędzy dwie, ja i koleżanka. 
Musimy mieć podzielną uwagę i zmagać się z różnymi niemożliwymi do przewidzenia sytuacjami. 
Zdarza się, że ktoś rozmawia przez telefon, w tym samym czasie ktoś przyjdzie o coś zapytać, 
a jeszcze ktoś coś mówi, więc trzeba wszystkiego naraz słuchać i nikogo nie pomijać. Wszyscy 
mają ważne sprawy i co mi pozostaje? Muszę nad tym żywiołem zapanować, uporządkować go 
i nadać sprawom odpowiedni bieg. Artystyczne wizje podeprzeć odpowiednimi dokumentami.

Po teatrze krążą słuchy, że zna pani wszystkich, umie wszystko załatwić. Jest pani prawdziwą 
instytucją w Szaniawskim. Można odnieść wrażenie, że bez pani ten teatr rozpadłby się co 
najmniej na pół.

Muszę powiedzieć, że choć pracuję tu już piętnaście lat, to co chwilę kogoś poznaję, czegoś 
się uczę. Przede wszystkim cały czas są zmiany, teatr to nie urząd, tu sekretariat musi szybko 
zaspokajać przeróżne wymagania. Nie przypuszczałam, że będę tu pracowała piętnaście lat, bo 
nie mieszkam w Wałbrzychu tylko dojeżdżam, trzydzieści pięć kilometrów w jedną stronę.

Tymczasem słyszałem, że jest pani zawsze pierwsza w biurze.

Tak, bo zawsze zostawiam sobie margines czasu, bo coś się w trakcie podróży może wydarzyć. 
Dwa tygodnie po tym, jak zaczęłam tu pracować, wjechał we mnie na wałbrzyskim skrzyżowaniu 
taksówkarz. Wtedy sobie powiedziałam: „Boże, ja tu może trzy lata wytrzymam, tak jeżdżąc”. No 
i tak wytrzymuję już piętnaście lat. To podróżowanie stało się czymś zwyczajnym; kiedy 
wracam, to w aucie odpoczywam. Wcześniej zajmowałam się też płacami i kadrami, ale w fi rmie 
produkcyjnej, i na początku po tym kieracie, gdzie były krzyki i stres, wpadłam w ciszę, pewien 
spokój. Ciągle miałam wrażenie, że za mało robię, nie robię wszystkiego. To był czerwiec, więc 
w teatrze panowało pewne spowolnienie, ale specyfi ka pracy i tak mnie uderzyła. Tego się trzeba 
nauczyć.

I przyszedł początek sezonu…

Matko, nawał pracy, początek sezonu to jest ogrom roboty. Dzięki temu, że miałam ten okres 
przejściowy i wakacje, znacznie łatwiej było mi wejść w nowy system.
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Jakie są więc pani codzienne obowiązki? Co się dzieje w tajemniczym sekretariacie Teatru im. 
Szaniawskiego w Wałbrzychu?

Jestem kierownikiem sekretariatu i kadr, więc zajmuję się wszystkimi zatrudnieniami, zleceniami, 
umowami o dzieło. Rozliczam czas pracy.

Brzmi groźnie. 

Wcale nie. Akurat z tym nie ma problemu. Najciekawiej jest oczywiście z artystami, których 
trzeba gonić, wydzwaniać, czasem ścigać po teatrze, żeby na przykład coś podpisali albo podali 
dane potrzebne do umowy. To nie jest coś, co można zmienić – musiałam ich zaakceptować ta-
kich, jakimi są, i ważne, żeby to sobie uświadomić, bo dzięki temu jest mniej nerwów. Nauczy-
łam się to rozumieć. Akceptuję ich tryb życia, pewne wariactwo – i ścigam. Wszyscy mi w tym 
zresztą pomagają, to zbiorowy, można powiedzieć, wysiłek. Wypracowaliśmy wiele ścieżek, 
czasem całkiem fantastycznych, żeby działać skutecznie. Nie ze wszystkimi można skontaktować 
się telefonicznie, więc jeśli, powiedzmy, szukam któregoś z akustyków i nie mogę go zlokalizo-
wać, to docieram przez Romka [Romana Bernata – kierownika Działu Technicznego], bo on 
swoich pracowników kontroluje i doskonale wie, gdzie który jest. W sumie czasem jest to praca 
detektywistyczna. Kiedy szukam aktora, staram się do niego dotrzeć przez porঞ ernię – bo 
porঞ er widzi, kto kiedy wchodzi i wychodzi. Można powiedzieć, że porঞ er jest moim radarem 
na dom aktora. Pomaga też nowa praktyka wprowadzona przez Sebasঞ ana Majewskiego, czyli 
zapraszanie wszystkich działów na pierwszą próbę, zwykle czytaną. Dzięki temu wiem, jak 
wyglądają realizatorzy – scenografowie, choreografowie czy dramaturdzy – i znacznie łatwiej mi 
nawiązać z nimi pierwszy kontakt. Przynajmniej kojarzę ich wizualnie. Co nie oznacza, że nie ma 
już ścigania. Ale przynajmniej wiem, kogo ścigam [śmiech].

Czyli wieczne utrapienie?

Nie, skąd! Przez to kombinowanie czas szybko leci, nie ma nudy, powtarzania tego samego dzień 
w dzień. Często też ludzie zwyczajnie nie wiedzą, że w związku z daną decyzją trzeba zrobić na 
przykład aneks do umowy. I choć nie brzmi to zbyt przygodowo, to muszę powiedzieć, że czasem 
taki aneks staje się przygodą. 

A więc bycie sekretarką w tym teatrze to właściwie praca twórcza?

Tak, ale to też lata praktyki, wypracowywania najskuteczniejszych rozwiązań. Pan powiedział 
praca twórcza, ja bym dodała, że jest to też wbrew pozorom praca bardzo ciekawa. W związku 
z nią poznaje się mnóstwo ciekawych osób. Często jest zabawnie, ktoś czeka na spotkanie 
w dyrekcji i rozwija się rozmowa, ktoś zawsze rzuci słowo czy dwa, podpisując jakiś dokument. 
Nasz sekretariat jest takim miejscem, że nawet jeśli ktoś przychodzi coś skserować, to nie stoi 
w milczeniu, tylko rozmawiamy o wszystkim: pracy, życiu. Tak się poznajemy, rodzą się więzy. 
W urzędach wszystko ma swoją kategorię, jest uporządkowane, podczas gdy w teatrze nie sposób 
tak pracować – to jest oczywiście ograniczenie, ale daje także swobodę. Wymaga pomysłowości. 
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Więc w tym sensie jest twórcze. Myślę też, że w teatrze wiele rzeczy dzieje się mniej formalnie 
– oczywiście muszą być zachowane pewne zasady, ale można i trzeba je naginać, bo ostatecznie 
najważniejsze są przecież spektakle, po to tu jesteśmy.

Wpada pani na próby generalne?

Nie, bo one generalnie odbywają się późno w nocy [śmiech]. Natomiast oglądam premiery, tak. 
I często dzięki temu, że jestem na pierwszej próbie, widzę różnice między zamysłem i efektem 
końcowym. To ciekawe, jak się spektakl w procesie twórczym zmienia, ciągnie w inną stronę.

Ma też pani tajemną wiedzę: kto, ile, za co i gdzie. 

Ojej, wiadomo, że są ciekawi. Ale nie dopytuje się nikt. No może czasem między sobą… [śmiech] 

Co pani najbardziej lubi w teatrze?

Dużo się dzieje i różnie. Są momenty spokojniejsze i te gorące. Ciągle człowiek odrywa się od pra-
cy, wraca do niej – bo ktoś przychodzi i ma sprawę, ktoś dzwoni. Coś trzeba na szybko. Właściwie 
tyle się tu w sekretariacie i teatrze dzieje, że ciężko wybrać. Lubię spektakle, choć może przez to, 
że jestem bardziej o profi lu fi zyczno-matematycznym, to niektóre przedstawienia są wyzwaniem. 
Ale fajnie jest widzieć efekt końcowy – wszystkich, których się spotykało przelotem, z którymi 
się gadało, zobaczyć w jednym skończonym dziele. Zobaczyć, że to wszystko, co się robi, ma swój 
fi nał i sens.

Zaryzykuję tezę, że wałbrzyski teatralny sekretariat to miejsce, które zastąpiło teatralny bufet: 
tu wymienia się plotki, socjalizuje. Tu zbierają się wszystkie informacje, nie tylko dane osobowe. 
A pani, zamiast chochlą, dyryguje tym przepływem długopisem. 

Dużo się tu dzieje, to prawda. Sekretariat jest miejscem, gdzie łączą się wszystkie ścieżki: 
dyrektora, dyrektora artystycznego, osób zatrudnionych, aktorów, artystów. Ale i gdzie powstają 
spektakle – przynajmniej formalnie. Wiemy, kto w danym spektaklu będzie występował, kto przy 
nim pracował, nawet mniej więcej jaka będzie scenografi a, kosঞ umy, rekwizyty. Bo to wszystko 
jest na papierze, w umowach. Z nich można naprawdę dużo wyczytać, jeśli się umie.

DOROTA ZAGRODZKA
Kadrowa teatru oraz kierowniczka sekretariatu od 2004 roku.
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PAWEŁ SOSZYŃSKI: Jak trafi ła pani do teatru? Bo przecież studiowała pani pedagogikę?

ANNA TRUSZKOWSKA: Miałam zamiar. Złożyłam tu w Wałbrzychu zgłoszenie na staż, a oprócz 
tego dokumenty na studia. I w ostatniej chwili, chyba pod wpływem impulsu, zdecydowałam się 
na teatr, bo praca już była pewna i bardzo ciekawa. Poskładało się na tę decyzję też kilka spraw 
osobistych i tak uciekłam sprzed drzwi studenckiego życia. Pracę w Szaniawskim zaczęłam jako 
uczennica, ja i dwie jeszcze koleżanki w pracowni krawieckiej, a wtedy były tu dwie pracownie.

Męska i damska.

Tak, wtedy się uważało, że krawiec męski musi mieć inne przygotowanie niż krawiec damski. 
Trafi łam więc do damskiej pracowni – pani Helena Kubara była wtedy w damskiej kierowniczką. 
A tu gdzie siedzimy, i gdzie była zawsze pracownia męska, szefową była pani Danusia 
Skaryszewska. Przez rok pracowałyśmy przy damskich kosঞ umach – to była bardzo przyjemna 
praca, cudowna atmosfera, a przede wszystkim bardzo dużo się nauczyłam. Choć skończyłam 
technikum krawieckie i wydawało mi się, że dużo umiem, to dopiero tu poznałam prawdziwy 
smak krawiectwa. Projekty były tak rozmaite, tak odmienne od mody ulicznej, użytkowej, 
a przy tym tak wymagające, że praca w teatrze całkowicie mnie pochłonęła. Po roku, kiedy nasza 
kierowniczka poszła na emeryturę, pracownie połączono, fi nansowo było bardzo skromnie.

I pani odeszła, żeby założyć własną fi rmę odzieżową?

Koleżanka otworzyła zakład i namawiała mnie, mówiła „chodź, zrobimy to razem, ty będziesz 
kroiła, ja załatwiała zlecenia – damy sobie radę”. Prowadziłyśmy to przez rok, szło nam całkiem 
dobrze, zarabiałam ponad trzykrotnie więcej niż tu. Ale z czasem przestało mi się to podobać. 
Dowiedziałam się, że w Szaniawskim jest jeszcze etat i wróciłam – na dobre.

Kiedy to było?

To był osiemdziesiąty piąty–siódmy rok. Wtedy działały w pracowni cztery osoby, nie, chwila, 
nawet więcej nas tu było! Potem długo byłyśmy we trzy, a potem długo ja razem z panią Danusią, 
która najpierw była moją szefową, a kiedy przeszła na emeryturę, często mi pomagała przy 
większych projektach. Pani Danusia była świetnym fachowcem, doskonale czuła męskie kroje, 
nic dziwnego, w końcu pracowała tu w sumie czterdzieści lat! Bardzo cenię ją jako człowieka 
i twórcę, bo powiedzieć fachowiec to mało – to ona mnie wszystkiego w gruncie rzeczy nauczy-
ła. Zabawna była ta zmiana – z jej podwładnej w „szefową”, bałam się tego strasznie, ale pani
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Danusia świetnie na to zareagowała, zupełnie nie dała mi odczuć tej zamiany. Ustąpiła mi miejsca 
bardzo łagodnie i za to zawsze będę jej wdzięczna. Bardzo chciałabym zawsze z nią pracować, no 
ale nie zawsze to wychodzi.

Czyli pani Skaryszewska wciąż jeszcze pomaga? Fenomenalnie.

Tak! Teraz może mniej, ale przez długi czas pani Danusia była tu w teatrze, pracowała. Nic 
dziwnego. Fachowiec tej klasy.

To pani mentorka?

Oczywiście, jestem szczęśliwa, że zawsze wracała, bo mówiła, że jej tu się dobrze pracuje. Zawsze 
się zgadzałyśmy i bardzo fajnie nam się razem pracowało.

Ale chwilka, czy to oznacza, że teraz pani sama tu pracuje?

Tak, choć Karolinę Mazur tu przyjęli w zeszłym roku, ale ona ma wykształcenie scenografi czne 
– niemniej pomaga, jak jest taka konieczność. Kiedy złamałam nogę i nie byłam w stanie praco-
wać, a tu się sypały premiera jedna za drugą, to na przykład przy „Dzikim” Klaudii Hartung-Wój-
ciak wszystko zrobiła.

„Dziki” to dosyć specyfi czny spektakl ze względu na obecność kosঞ umograW i Hanki Podrazy, 
która zwykle składa sceniczny look aktorów z ubrań ze szmateksów. Czy ostatnio mniej jest 
kosঞ umów tworzonych w pracowni, a więcej ciuchów zwożą twórcy?

Wcale nie, ale tu muszę pana nieco wtajemniczyć w naszą kuchnię. Do każdego spektaklu przy-
chodzą projekty kosঞ umów, ale czasami jest tak, że są one wybierane z magazynu, a jest tam 
tego tyle, że mamy z czego brać, co przerabiać. Czasem wykorzystujemy je tylko jako źródło 
materiałów, bo, wie pan, tam są takie materiały, że dziś ze świecą szukać podobnych w sklepach. 
Oczywiście są też artyści, którzy chcą szyć stroje od początku – mają swoje materiały, pomysły 
i nie zaglądają do magazynu, gdzie pewnych bardzo współczesnych tkanin się nie znajdzie albo 
tam zwyczajnie ich wizja nie potrzebuje czy nie chce sięgać.

Szkoda.

Dlaczego? Na przykład Mirek Kaczmarek bardzo lubi szyć i wszystko sam od A do Z tworzy tutaj. 
To jest ciekawe, jak to się zaprezentuje na scenie, tego też się uczę, bo tkaniny, ich połączenia 
mogą wywołać różne efekty.

Przeżywa pani premiery?

No jasne, tyle lat pracuję, a aktorzy są tak samo zestresowani przy przymiarce, więc i ja jestem 
zaaferowana. Zresztą nawet jak dostaję projekty, to za każdym razem mam tę gonitwę myśli: czy 
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podołam? Czy nie będzie czegoś tak skomplikowanego, że praktycznie niewykonalnego? Projekty 
projektami [śmiech], narysować można dużo. Choć ja to zawsze szanuję. To jest teatr. Zawsze 
tu przyjeżdża ktoś inny, trzeba dostosować się do jego wizji. Nie ma: „nie dam rady” –  moje 
zadanie polega na tym, żeby znaleźć sposób, jak dać radę. Z każdym za każdym razem trzeba 
się jakoś dogadać, bo wiem, że dana aktorka nie założy takiego materiału dlatego że nie lubi, 
będzie jej niewygodnie, pogryzie ją. Z aktorami zresztą tak samo, chyba oni lubią lepiej wyglądać, 
podkreślać atuty. Kiedy widzę projekty, to już wiem, co się da, a czego nie.

Często aktorzy źle się czują?

Nie, mamy akurat takich aktorów, którzy nie gwiazdorzą, to jest bardzo miła ekipa. Wiadomo, 
moja praca polega też na tym, żeby aktor się dobrze czuł w kosঞ umie, bo on działa ciałem i kos-
ঞ um nie powinien go blokować. Czasem musi wystąpić w czymś niekomfortowym, ale wtedy 
nasza praca polega na tym, żeby od podszewki czuł się jak najlepiej. 

Specjalne krawieckie tricki?

Są, bo aktor musi się na przykład szybko rozebrać, zmienić kosঞ um, czasem potrzebuje kieszo-
nek na rekwizyty. To trzeba zaplanować, tak obmyślić ubrania, żeby były praktyczne na scenie, 
żeby za jednym zamachem się zdjęły i żeby nie pogubić przy tym rekwizytów. To jest super 
kombinowanie. Kiedyś to było miłe, bo jak się aktorowi dogadzało, to przychodził po premie-
rze z kwiatami, dziękował, bo świetnie się czuł w danym materiale, który był zrobiony pod niego. 
Teraz to już się tylko czasem zdarza, bo w teatrze coś innego jest ważne, i my tak sobie siedzimy 
tutaj. Nie narzekamy.

Najtrudniejszy projekt. Pamięta pani?

Kiedyś przyjechała tu Skonieczko – ona była bardzo wymagająca, a jej rzeczy były nie do zrobie-
nia, ale przychodziła, błagała, że jeszcze to i to, i to. Na pewno też z Mirkiem Kaczmarkiem, 
który ma swoje pomysły, ale z nim się można dogadać. Dużo jest też współczesnych sztuk, gdzie 
trzeba kupować, nie ma potrzeby szycia, bo te rzeczy są tańsze na rynku, to jest trudność innego 
rodzaju. Trzeba te ciuchy poprawić dla konkretnych aktorów, dopasować, zmienić, co często jest 
trudne, bo należy utrzymać styl oryginału. Powiem panu, że nie ma nigdy tak, że się kupuje idealne 
rzeczy na aktorów, to trzeba zawsze dostosować. A ze względu na liczbę pracownic tu, musimy 
posiłkować się pomocą z zewnątrz. I sprawdzać. Jest na przykład sztuka na dziesięć garniturów 
– nie jestem w stanie tego uszyć przecież. Albo w „Balladynie” [reż. Wojtek Faruga] musieliśmy 
wciąż poprawiać i szyć te kosঞ umy, bo one się niszczą, trzeba je naprawiać. Po spektaklu ja wciąż 
przygotowuję kosঞ umy od nowa. Kosঞ um może też być ubrudzony, porwany po spektaklu. To też 
muszę zaplanować – jak kosঞ um może się niszczyć i wracać do ideału. 
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Sebasঞ an Majewski wyznaczył na ten sezon premierę główną – „Wesele” Wyspiańskiego. To 
chyba jakiś kierat, to wszystko dla całego zespołu zrobić? Przecież jest tu pani sama!

W 1984 robiliśmy tu „Wesele” [reż. Włodzimierz „WoWo” Bielicki, dyrektor teatru] – tak po 
krakowsku, z niezliczoną ilością serdaczków, a wszystkie kosঞ umy miały być podobne do 
oryginałów, więc naszywaliśmy koraliczki, wstążki. I dyrektor przychodził i mówił, ile mamy czego 
uszyć, to była męka. Jak teraz się dowiedziałam, że znów „Wesele”, to sobie pomyślałam, no nie, 
zwalniam się.
  

ANNA TRUSZKOWSKA
Kierowniczka pracowni krawieckiej, związana z Teatrem Dramatycznym od 1988 roku.
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PAWEŁ SOSZYŃSKI*: Jesteś z Wałbrzycha, prawda?

KACPER TOKAR: Tak, dokładnie z dzielnicy obok.

Jak się dostałeś do obsługi widowni w teatrze?

Na początku nie chciałem tu pracować, bo zupełnie się teatrem nie interesowałem. Namówiła 
mnie znajoma, to była w gruncie rzeczy praca zarobkowa, żeby zdobyć te parę groszy. Ale później 
zacząłem się oswajać, a wreszcie poznawać ludzi teatru i dostrzegać coś ciekawego w sztuce 
teatralnej. Zaczęło mi się podobać to, co tu się dzieje, i stałem się fanem tego miejsca. Dlatego tu 
jestem, już od dwóch lat.

A co robiłeś wcześniej?

Coś podobnego, zresztą wciąż to robię, ale jako wolontariusz w Stadzie Ogierów Książ, poma-
gam tam przy jazdach początkujących i często jeżdżę na zawody z Bartłomiejem Kwiatkiem, 
wicemistrzem i mistrzem świata w zaprzęgach jednokonnych.

Jak to było przesiąść się z konia na też nieźle rozszalałą kobyłę?

Nie było łatwo, bo od razu na początku wrzucili mnie na głęboką wodę. Trafi łem na fesঞ wal 
Fanaberie pokazujący najciekawsze spektakle z Polski. Obsługa szatni, widowni to było bardzo 
trudne, nie mogłem się w tych tłumach odnaleźć. Chyba to wyparłem, głównie pamiętam, że było 
mi okropnie gorąco. Bałem się, że nie podołam, a przede wszystkim bałem się kontaktu z ludźmi, 
byłem nieśmiały. Nawet przy usadzaniu widzów miałem problem, żeby się odezwać i wskazać 
komuś miejsce. Ale teraz oswoiłem się z ludźmi, jest o wiele lepiej.

Czyli praca z aspektem terapeutycznym.

Tak, ten kontakt stał się łatwiejszy, ale też pomogli mi ludzie tu w teatrze. Nagle okazało się, 
że się ze wszystkimi dogaduję. To było wow. Teraz ustalam grafi ki dla kolegów, co oznacza, że 
muszę dbać o to, kiedy komu najbardziej pasuje. Na tym też polega ta praca – na mediowaniu, 
żeby atmosfera była luźna i w porządku. Ale też dbam, żeby każdy z kolegów robił to, co mu 
odpowiada; nie rozdzielam arbitralnie, kto ma być w szatni, kto wpuszczać ludzi na salę czy być 
cały czas na widowni. Zazwyczaj jest nas czworo na dyżurach – jedna osoba zajmuje się szatnią, 
druga obsługuje kawiarnię, trzecia krąży po teatrze i odpowiada na pytania widzów i wreszcie
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czwarta, zazwyczaj ja, dowiaduje się, ilu jest ludzi a ile krzeseł, ale też jest w kontakcie z in-
spicjentką, która zarządza całym spektaklem, więc wie, kiedy na przykład zacząć wpuszczać 
widzów, bo już wszystko jest na scenie i w działach technicznych gotowe. Czasem trzeba zrobić 
dostawkę – czyli dostawić krzesła. 

Chyba chodzisz na próby generalne?

Zawszę chodzę, żeby wiedzieć, jak aktorzy będą się poruszać – czy nie potrzebują którejś stro-
ny widowni wolnej, a z którejś nie dołączają do spektaklu. Muszę wiedzieć, że na przykład jakieś 
krzesło ma być zarezerwowane dla aktora i muszę wiedzieć, że aktor ma zamiar przewędrować 
w jakiś sposób przez widownię, więc nie mogę postawić mu zasieków z krzeseł.

Zwykle siadasz też na widowni. Jak to jest oglądać to samo dziesięć razy?

No, co mam powiedzieć, rzeczywiście często mi się to zdarza. Musisz siedzieć, więc siłą rzeczy 
dostrzegasz coraz więcej. Na przykład kiedy spektakl poszedł, złapał widownię, a kiedy nie. Na 
„Czego nie widać” Świątka za każdym razem śmieję się tak samo. Ale też jak aktorka się poślizgnie 
czy powie źle tekst, to wybucham śmiechem. Ludzie zwracają mi uwagę. Jak już widzę któryś 
raz z rzędu spektakl, to wiem, co jest zaplanowane, a co nie. Pamiętam, jak zawyły alarmy 
przeciwpożarowe na „Sienkiewiczu” Groszyńskiej, bo aktor rozpalił racę – posypały się SMS-y 
między wszystkimi, czy to jest założone, czy nie. Trzeba szybko reagować i podejmować decyzje.

No dobrze, teraz to, na co wszyscy czekamy, ujmę to eufemistycznie: problematyczni widzowie. 
Opowiesz?

Był facet, wprowadziłem go bocznym wejściem, a on zaczął raczkować i biegać na czworakach 
po balkonie. Musiałem więc twardo powiedzieć: do widzenia. Była też pani, która się spóźniła 
na spektakl, a była to zima i pani ewidentnie była zgrzana, cała czerwona, i kiedy ją powoli 
wprowadzałem na balkon, to zaczęło nią trochę rzucać z prawej na lewą, więc się wystraszyłem, 
że czegoś jej potrzeba – przyniosłem wodę. Napiła się, uspokoiła. Nagle wstała, przewróciła 
się i wpadła w krzesła. Pomyślałem, że słabnie, więc się nachyliłem i wszystko stało się jasne. 
Wiadomo, ludzie lubią sobie czasami wypić, ale nie wiedziałem właściwie, co mam z nią zrobić. 
Więc usiadłem przy niej, posiedziałem, aż wreszcie wstała, bo jej się spektakl jednak nie podobał, 
zeszła na dół i podziękowała za opiekę. Teraz pewnie wiedziałbym lepiej, jak zareagować. 
Nabrałem pewności siebie. Innym razem pani z balkonu zaczęła wrzeszczeć na aktorów: „Bujda, 
nieprawda!”, co rozpętało lekką zadymkę na widowni, więc szybko trzeba było ją uspokoić. 
Ostatnio na spektakl przeznaczony dla widzów od szesnastego roku życia przyszła pani z nieletnią 
dziewczynką, wiec powiedziałem, że nie ma takiej opcji, żeby dziecko weszło na ten tytuł.

Z osoby nieśmiałej stałeś się sierżantem?

Nie, jak jest problem, to reaguję. Jak ktoś przeszkadza, to zwracam uwagę. Oczywiście inaczej jest 
z dziećmi i szkołami. Jeżeli jest scena śmieszna i oni się śmieją, to jest ok, bo wiadomo, że śmiech 
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jest wskazany, ale jeżeli scena jest poważna i są śmiechy, to muszę podejść i zwrócić uwagę, bo 
to przeszkadza i widzom, i aktorom. Jak to nic nie daje, to proszę nauczyciela i on interweniuje, 
zwykle skutecznie.

A jak ktoś się z widzów zaśmieje na scenie podniosłej, to natychmiast reagujesz? Tu chyba 
potrzebne jest wyczucie?

Jak ktoś śmieje się w głos i inni widzowie zaczynają kręcić nosem, to reaguję. Ale jak ktoś parsknie 
pod nosem, to nie biegnę od razu i nie uciszam. Zresztą śmiech to jedno, ludzie też przecież płaczą. 
Pamiętam na „Dzikim” Klaudii Hartung-Wójciak jedna pani, chyba nauczycielka, zaczęła bardzo 
płakać podczas sceny, w której nie widziałem powodu do płaczu. Później dowiedziałem się, że 
miała niedawno pogrzeb w rodzinie, a spektakl mówił o śmierci. Ludzie potrafi ą różnie reagować, 
zaczynam się tego uczyć i to rozumieć – emocje są nieprzewidywalne. Trzeba je uszanować, 
szczególnie w teatrze. Czasem ktoś się z czegoś zaśmieje, a ktoś inny z tego samego popłacze. 
Nie we wszystko powinienem i mam prawo ingerować. To ciekawe, ale teraz sobie myślę, że się 
uspołeczniam, coraz lepiej rozumiem widzów, więc właściwie ludzi, poznaję ich reakcje. To mi też 
pomaga zdecydować, kiedy wkroczyć do akcji, a kiedy się usunąć. 

Wspomniałeś o „Dzikim”, który został zrealizowany w ramach konkursu im. Jana Dormana, 
a Wałbrzych wygrywa w nim każdego roku. Te spektakle przeznaczone dla dzieci i młodzieży 
są grane w wałbrzyskich szkołach. Tam też jesteście?

Tak, działamy jak w teatrze, czyli usadzamy widownię, zwykle na sali gimnastycznej, i podobnie 
dbamy o to, żeby spektakl przebiegł bez zakłóceń. Jasne, zwykle pomagają nam w tym nauczyciele, 
ale i my siedzimy na widowni. Czasem trzeba stworzyć przejście dla aktorów, bo dzieciaki się do 
nich garną, więc trzeba znać spektakl. Łatwiej jest z mniejszymi dziećmi – wystarczy odpowiednio 
spojrzeć i się słuchają.

Czyli istnieje specjalne spojrzenie, które temperuje widzów?

Tak, ale tylko tych młodszych. Na starszych to niestety nie działa. 

Potrafi sz poznać od razu, że z daną widownią będą kłopoty?

Tak, wiadomo, zwykle to są szkoły. Jeśli widzimy, że jest jakaś rozbujana grupa szukająca 
zadymy, to już na wejściu zwracamy uwagę, że to jest jednak teatr i trzeba się opanować. Jak nie 
działa pierwsze ostrzeżenie, drugie, to trzeba podejść i powiedzieć, że zaraz żarty się skończą, 
zostaniesz wyprowadzony bez możliwości powrotu, a twoja nauczycielka też wyciągnie z tego 
konsekwencje. W sumie ten argument za każdym razem działa.

A premiery? To raczej dla was nerwy czy stan mobilizacji?

I to, i to. Wiadomo że chcemy, żeby wszystko poszło jak najlepiej. Po premierowym spektaklu 
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dajemy kwiaty aktorom i realizatorom, kwiaty przynoszą nam też widzowie i instruują: ten kwiat 
będzie dla tej osoby, ten dla tej. A że jest zamieszanie, to zdarza nam się zwyczajnie zapomnieć, 
dla kogo jest dany kwiat. Na szczęście zazwyczaj do bukietu dołączona jest karteczka. To są 
takie małe rzeczy, których zwykle się nie widzi, a my tym żyjemy. Ale to polega na tych małych 
rzeczach – widz ma obejrzeć dobry spektakl i być perfekcyjnie obsłużony. Najważniejsze, żeby 
chciał wrócić. I to jest nasza rola w teatrze. 

To teraz widz maruda – to częsty przypadek?

Zdarza się, że widzowi nie podoba się miejsce, narzeka, że nic nie będzie widział i tak dalej. Ale 
my nie jesteśmy w stanie nic zrobić. Jeśli miejsca są nienumerowane, a dobre miejsca już ktoś 
zajął, to widzowie muszą się między sobą ewentualnie dogadać. Czasem widz wychodzi i rzuca 
do nas „beznadzieja”, więc trzeba zachować kamienną twarz i podziękować za wizytę. Oczywiście 
są przypadki szczególne, np. człowiek o kulach – wtedy musimy negocjować z widzami i liczyć 
na ich dobrą wolę. Czasem kogoś dusi w trakcie spektaklu, wtedy też staramy się pomóc. Był taki 
przypadek, że spóźniła się pani o kulach na spektakl, który był grany na scenie kameralnej i już 
nie było dla niej miejsca. I co zrobić? Wiadomo że zazwyczaj sprawdzamy, czy wśród widzów są 
osoby, które wymagają szczególnej opieki – one zawsze mają pierwszeństwo. Ale jak taki widz się 
spóźni, to trzeba kombinować. Jest jeden pan na wózku, znają go wszyscy, zawsze wiemy, kiedy 
będzie na spektaklu, więc przygotowujemy się, żeby nie było żadnego problemu.

Pracujesz tu już ponad dwa lata. I co? Przekonałeś się do teatru?

Przed pracą tutaj raczej nie chodziłem do teatru, to mnie zupełnie nie kręciło. Oczywiście, 
były wyjścia ze szkoły, ale sam nigdy nie miałem szczególnej ochoty, żeby zobaczyć jakieś 
przedstawienie. A teraz już się nie mogę doczekać, kiedy wrócę na dyżur. Przez dwa miesiące 
wakacji zastanawiałem się, co ze sobą zrobić. Teatr stał się dla mnie najważniejszym miejscem. 
Uwielbiam tu przebywać, czuć atmosferę tego miejsca, oglądać spektakle. A przede wszystkim 
ludzi, a że oni żyją spektaklami, to i ja zacząłem. Tu są naprawdę sympatyczni aktorzy, więc mam 
z nimi kontakt, jak stoję z inspicjentką i czekam na znak, że można już wpuszczać widzów, zawsze 
zamienimy kilka słów. Żartujemy. Wszyscy się w teatrze integrują, nie ma podziałów na gwiazdy 
i tych małych. Wszyscy są równi i tak samo traktowani. Z perspektywy czasu mogę powiedzieć, 
że lepszej pracy, która dawałaby tyle przyjemności, nie mogę sobie wyobrazić.

KACPER TOKAR
Uczeń Zespołu Szkół Politechnicznych „Energetyk” w Wałbrzychu, od 2017 roku pełni funkcję kierow-
nika obsługi widowni.

*PAWEŁ SOSZYŃSKI
Dziennikarz, krytyk teatralny i dramaturg. Na stałe związany z pismem VOGUE Polska i magazynem 
dwutygodnik.com.
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„Tak jubileuszowo napisz coś, co Ci najbardziej utkwiło w pamięci, może jakiś spektakl, jakieś 
zdarzenie z naszego teatru, coś co jest dla Ciebie ważne” – tak mniej więcej zapamiętałem 
zadanie, które na dziedzińcu TDSz przedstawił mi Tomasz Jękot. Zapytałem o termin i… w fer-
worze robienia trzech scenariuszy i wznawiania spektaklu [Trzeciego Teatru] – zapomniałem.

E-mail od Tomasza zaalarmował, że już termin i teraz mierzę się z zadaniem, i… Nic. 
Nic szczególnego? Jak to? Nic co urzekło? Nie wryło się? Jak to, „Nic w płaszczu Prospera”? 
– podsuwa [bez]myślowa kalka zgrabny i treściwy Różewiczowy gotowiec. Niemożliwe, przecież 
pamiętam, jestem pod wrażeniem galopady Wiesława Cichego w „…córce Fizdejki” Klaty, ról Ada-
ma Wolańczyka, Waldiego (Włodzimierza) Dyły, Ireny Wójcik, Dariusza Skowrońskiego, Michała 
Koseli, Rafała Kosowskiego i wielu, wielu innych. 

Pamiętam wiele spektakli prowokujących niezgodę albo rozbrajających odłożone w głowie 
formuły i regułki, spektakle takie, z którymi przez tydzień trzeba się było borykać. Pamiętam 
przekonywanie młodych z Dzierżoniowa, że to do wałbrzyskiego teatru powinni jeździć ze 
szkołami, a nie do Wrocławia – przecież były powody i podstawy tych drążeń, przekonań i reakcji. 
Ale kiedy próbuję znaleźć to coś najważniejszego, to myśl wcale nie zmierza do spektakli. Bo 
kiedy sobie myślę TEATR – w refl eksie tego pojęcia nie pojawia się konkretny spektakl ani w ogóle 
żaden spektakl. To najważniejsze próbuję pochwycić, patrząc od środka, z perspektywy tego co 
robię w TDSz, bo innej perspektywy mieć nie mogę. A pracuję tu z amatorami, z młodzieżą. Nasz 
Teatr stworzył im miejsce, gdzie zatrzymują się (często zdumieni) w rywalizacji o… wszystko; 
zrzucają maski, zaczynają się przyglądać światu i sobie, po czasie przestają się bać i nabierają 
odwagi, by nie kryć słabości, płaczu, bo już nie muszą zbroić się ciągle do rozmaitych zapasów 
z rzeczywistością, mogą na siebie liczyć i stają się dzięki wzajemnemu wsparciu pewniejsi siebie 
i silniejsi. To „rozbrojenie” następuje (o dziwo!) w warunkach rygoru dyscypliny i poświęcenia 
w pracy nad spektaklem, w której nie jest łatwo. Potem niektórzy wyznają, że dzięki teatrowi 
nabrali przekonania, że „nawet w dzisiejszym świecie pełnym zakłamania i kombinowania warto 
być dobrym człowiekiem, a przynajmniej aspirować ku temu”.

Oczywiście trochę wyidealizowałem, bo przecież nie zawsze i nie wszyscy tak mają. Ale każdy 
może, ma szansę; to miejsce, TDSz, tyle na pewno młodym oferuje. I to jest dla mnie najważniejsze 
– oraz to, że mogę w tym uczestniczyć i od osiemnastu lat to współtworzyć.

GRZEGORZ STAWIAK
Reżyser, instruktor, animator. Związany z Teatrem Dramatycznym od sezonu 2002/2003, prowadzi 
w nim liczne warsztaty teatralne.

GRZEGORZ STAWIAK / Teatr, który rozbraja
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Przyznam szczerze, że kiedy przybyłam do Wałbrzycha na początku lat osiemdziesiątych 
minionego wieku, długo ociągałam się z wizytą w Szaniawskim. Wychowana – od czasów 
licealnych – na teatrach wrocławskich i wielkich nazwiskach ówczesnych lat, nie wyobrażałam 
sobie uczestniczenia w kulturze bez wizyt w Polskim czy Współczesnym. To się przez jakiś czas 
udawało, ale odległość i brak czasu zrobiły swoje – a przecież bez teatru nie da się funkcjonować. 
Bardzo trudno jest zrezygnować z tych magicznych chwil, gdy na widowni gaśnie światło a kur-
tyna idzie w górę. I tak powolutku, powolutku Teatr Dramatyczny im. Jerzego Szaniawskiego 
wkradał się do mojego życia i w końcu zagościł w nim na stałe. Oczywiście, nie bez znaczenia jest 
moja praca reportera Radia Wrocław czy „Wałbrzyskiego Magazynu Kulturalnego”, nakładająca 
na mnie obowiązek uczestnictwa w wydarzeniach kulturalnych, ale – wiem to na pewno – do 
teatru w Wałbrzychu chodziłabym niezależnie od wykonywanego zawodu. Zresztą początki 
moich kontaktów z Szaniawskim przypadają na czas, gdy jeszcze nie myślałam o dziennikarst-
wie. Na dobre wsiąkłam w teatr za czasów dyrekcji Wowo Bielickiego. To była scena niezwykle 
różnorodna, gdzie oglądało się zabawne spektakle angielskich autorów, brawurową „Zemstę” 
w reżyserii nieodżałowanego Józefa Słotwińskiego, barwne „Wesele” czy „Operę za trzy grosze” 
Brechta. Wspaniale wspominam czas, gdy za dyrekcji artystycznej Piotra Kruszczyńskiego 
można było obejrzeć „Lot nad kukułczym gniazdem”, „Czyż nie dobija się koni”, nie mówiąc już 
o niezwykłym „Rewizorze” w reżyserii nieustraszonego debiutanta Jana Klaty. Albo niepokorne 
przedstawienia duetu Strzępka–Demirski. Ta ekscytacja na szczęście trwa do dziś, bo co spektakl, 
to niespodzianka.

Podziwiam kreatywność i wyobraźnię kolejnych szefów artystycznych, którzy oferują widzom 
teatr na najwyższym poziomie, co zresztą potwierdzają opinie kapryśnych na ogół recenzentów 
branżowych mediów oraz liczne nagrody. Ulubione spektakle – jest takich kilka – oglądam po 
dwa razy. I czekam na kolejne!

BARBARA SZELIGOWSKA
Dziennikarka, na stałe współpracuje z Radiem Wrocław, „Wałbrzyskim Magazynem Kulturalnym” oraz 
Telewizją Wałbrzych.

BARBARA SZELIGOWSKA / Mój teatr w Wałbrzychu
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Moje bywanie w wałbrzyskim Teatrze Dramatycznym pozostawiło wiele wspomnień. Z nowszych 
nasunęły mi się trzy.

Jedno trochę żartobliwe. Parę lat temu, podczas premiery sztuki, do której reżyser włączył tech-
nikę komputerową, na jednym z monitorów (pokazywał on m.in. ruch uliczny przed teatrem) 
zobaczyłam śnieżenie. Pomyślałam: coś chyba siadło. Po wyjściu z teatru sprawa się wyjaśniła. 
Owszem śnieżył, ale prawdziwy śnieg. No proszę – weszłam do Szaniawskiego w jesieni, a wysz-
łam w zimie.

Dwa pozostałe związane są z odmiennymi propozycjami „Dramatu”, bo lubię gdy dzieje się 
coś innego. Do ubiegłorocznych, ostatnich Wałbrzyskich Fanaberii Teatralnych zaproszono 
dziennikarzy z naszego środowiska. Każdy z nich komentował spektakle w kolejnych dniach. Ja 
recenzowałam „Sztukę” i spektakl dla dzieci „Piwnice. Zagadki spod podłogi”. Byłam zadowolona, 
bo widziałam premierę „Sztuki”, tym razem żegnałam tytuł, więc miałam więcej do powiedzenia. 
Drugi spektakl zaprosił małych widzów do wędrówek po pomieszczeniach teatru wypełnionych 
rekwizytami. Chodziło o to, by odgadnąć, do kogo piwnica należy. I wtedy właśnie zdarzyła się 
humorystyczna sytuacja. Na pytanie, kto jest właścicielem piwnicy z nieco zdewastowanymi 
różnościami, padła zdecydowana odpowiedź malutkiego widza – żul, a nie żaden zbieracz staroci. 

Odmienny akcent miały także pięćdziesiąte urodziny Szaniawskiego. Do czytania sztuk patrona 
teatru zaproszono różne środowiska. Wystąpiła też brać górnicza, a jeden z panów grający bur-
mistrza tak zapadł mi w pamięć, że do tej pory witam go słowami „panie burmistrzu”, z czego 
zawsze mamy chwilę wesołości. Na dużej scenie w prezentacji „Szaniawski ma władzę” wystąpili 
jednowieczorowi aktorzy – wałbrzyskie władze, dyrektorzy, prezesi i dziennikarze. Ja byłam 
wiolonczelą i choć nie był to instrument, na którym uczyłam się grać, to podobało mi się, bo 
znalazłam się byłam blisko muzyki, a ją też bardzo lubię. Tuż przed wyjściem na scenę zerkałam 
zza kulis na widownię, wbrew zakazowi. Przemiła aktorka szepnęła: trudno się powstrzymać, 
prawda? Pomyślałam wówczas – a może fajnie byłoby być aktorką?!

ELŻBIETA MARIA KOKOWSKA 
Dziennikarka, redaktor naczelna pisma „Wałbrzyski Magazyn Kulturalny”.

ELŻBIETA MARIA KOKOWSKA /
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Spośród wielu intrygujących, pięknych, symbolicznych i poruszających obrazów, jakie mam pod 
powiekami dzięki spektaklom Teatru Dramatycznego im. Jerzego Szaniawskiego w Wałbrzychu, 
chyba najmocniej utkwił mi w pamięci ten z „Czyż nie dobija się koni” w reżyserii Mai Kleczewskiej. 
To scenka właściwie jeszcze przed rozpoczęciem przedstawienia, gdy publiczność wchodzi na 
widownię i szuka swoich miejsc. Między fotelami stoi już Gloria (Agnieszka Warchulska/Marta 
Zięba), główna bohaterka spektaklu na motywach powieści Horace’a McCoya. Ściskając w rękach 
torebkę, patrząc gdzieś w dal, niecierpliwie czeka na swojego partnera do tańca w wyczerpującym 
maratonie. My, jeszcze zaaferowani rozmową z przyjaciółmi, przyglądamy się jej z zaciekawieniem. 
Już za chwilę będziemy całkowicie pochłonięci jej przejmującą walką o wygraną, czyli o siebie. 
Gloria stanie się nam niesłychanie bliska, bo my też, często smutni i rozdygotani, z nadzieją, 
czasem płonną, czekamy na coś lub kogoś, kto odmieni nasz los, da szczęście.

Wałbrzyski Teatr Dramatyczny od wielu lat jest dla mnie miejscem ważnym, przyjaznym, ale wciąż 
tajemniczym. Chciałabym, żeby było tak zawsze.

Alicja Śliwa
Dziennikarka, krytyczka teatralna, od wielu lat związana z „Tygodnikiem Wałbrzyskim”.

ALICJA ŚLIWA / Czekając na...
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Często mówi się „to mój drugi dom” – słyszałam te słowa wiele razy jako dorastająca dziewczynka. 
Uważałam to wtedy za dużą sentymentalną przesadę. Było tak do momentu, kiedy poznałam 
swój drugi dom. 

Teatr Dramatyczny to miejsce, które zmieniło mnie na zawsze, sprawiło, że znalazłam cel 
wszystkiego, co robię. Gdyby nie to, że zimą 2017 roku natrafi łam przypadkiem na ogłoszenie 
o Poruszycielach2Wałbrzych, nie wiem gdzie bym była, ale czuję, że nie byłabym tak szczęśliwa jak 
teraz. Teatr pomógł mi przełamać moją nieśmiałość i dostrzec zalety. Odkryłam tam swoje talenty 
i to, co mnie naprawdę porusza. Przede wszystkim jednak znalazłam tam ludzi, z którymi chcę być, 
prawdziwych przyjaciół. W tym miejscu czas na odrobinę prywaty – Dorota Kowalkowska jest nie 
tylko wspaniałym pedagogiem teatru, lecz także niezwykle dobrym, wrażliwym człowiekiem... 
i jedną z najważniejszych dla mnie osób. Dzięki niej w dużej mierze jestem tym, kim jestem. 

Wiem, że gdyby nie Teatr Dramatyczny, pewnie wcale by się wszystko tak nie potoczyło...

Magdalena Małowska
Uczennica I Liceum Ogólnokształcącego im. I. Paderewskiego w Wałbrzychu, wieloletnia uczestniczka 
warsztatów teatralnych prowadzonych w Teatrze Dramatycznym.

MAGDALENA MAŁOWSKA /
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Od zawsze było mi blisko do teatru (niestety tylko przenośnie, bo muszę do niego jechać przez pół 
miasta). Poczucie spełnienia przy obserwacji aktorskich poczynań już w gimnazjum przyciągało 
mnie do teatralnych desek Szaniawskiego. 

Pewnego razu przyjaciółka zaprosiła mnie do grupy Cienie Teatru. Grupa, pod przewodnictwem 
Doroty Kowalkowskiej (bardzo przyjaznej istoty), zajmowała się... czymś, czego nikt mi nie potrafi ł 
opisać, chociaż wszyscy bardzo próbowali. Chyba. Każdy jednak zapewniał, że „jest fajnie”, co 
postanowiłem zweryfi kować (z góry zdradzę zakończenie: weryfi kacja została zaliczona z wy-
nikiem pozytywnym). Dużo czasochłonnej pracy, kilku wspaniałych ludzi, szczypta ciekawości oraz 
przemiły prowadzący. Z pieca wyszedł świetnie spędzony czas, a także kilka gazetek, wywiadów 
oraz upominków dla gości (moje ulubione to memy z Sienkiewiczem do spektaklu „Sienkiewicz 
Superstar”). Niższe ceny biletów umożliwiły mi przychodzenie na przedstawienie przynajmniej raz 
w tygodniu oraz bywanie na każdej premierze w sezonie, przez co znam praktycznie wszystkie 
wystawiane spektakle. 

Po zapisaniu się na zajęcia zostałem wytrącony z pozycji jedynie obserwatora. Rozmowy z pra-
cownikami teatru oraz wywiady z reżyserami przygotowywane w ramach zajęć zdmuchnęły 
wizję owych ludzi jako niedostępnych dla zwykłego człowieka tworów. Od tego momentu 
byłem wtajemniczony w życie teatru, zobaczyłem, w jaki sposób wszystko działa od podstaw, 
odwiedziłem kilka prób generalnych, a nawet zostałem statystą w spektaklu „Ausgang”. 
Spędzałem w teatrze o wiele więcej czasu, a otwartość ludzi sprawiła, że powoli zaczynałem 
czuć się u Szaniawskiego jak w domu. Grupa niestety w tym roku się rozpadła, ale zawsze można 
poszukać pracy w teatrze... 

Już nie tylko jest mi blisko do teatru, ale teatr jest też bliski mi.

Hubert Wasilewicz 
Zeszłoroczny maturzysta, wieloletni uczestnik warsztatów teatralnych.

HUBERT WASILEWICZ /
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Pamiętam, że mój pierwszy kontakt z Teatrem był powinnością. Nasycony doświadczeniami 
amatorskiego aktorstwa i wyposażony w intelektualne narzędzia stałem w foyer z zaparowanymi 
okularami i przekonaniem, że spotkam się z czymś wysokim. Później należało opowiedzieć 
o wrażeniach kolegom odprowadzanym na przystanek, z którego odjeżdżał autobus wiozący ich 
na Podzamcze. Im głębiej wchodziłem w środki wyrazu, tematy, przekaz, tym bardziej wątpiłem 
w treść. Zdawało mi się, że nie pasujemy do siebie – Szaniawski i ja.

Teatr chciał, odkąd pamiętam, wejść w dialog z odbiorcami. Szokował, prowokował, operował 
na granicy urażania, pogardy. Przekraczał granice sceny, co spowodowało, że któregoś razu, nie 
rozpoznawszy aktora, który, siedząc koło mnie, odgrywał konwulsje, złapałem go i wyprowadziłem 
z sali. Stanęliśmy przed sobą na zewnątrz, on ozdrowiał, a ja poczułem, że to poszukiwanie 
spotkania jest trochę niegotowe. Postawieni przed sobą nie wiedzieliśmy, jak się zachować. Grać? 
Śmiać się? Udawać, że nic się nie stało?

Zamaszyste środki wyrazu doprowadziły mnie do przekonania, że z takim teatrem nie chcę 
rozmawiać. Było to po „Burzy”, podczas której wyraźnie poczułem, że nie zgadzam się na takie 
traktowanie tematów i mistrza. Trochę wynikało to z młodzieńczej, neofi ckiej pruderii, a trochę 
z głębokiego intelektualnego zawodu. Uznałem, że w próbach bycia otwartym i uruchamiającym 
dyskusję teatr stracił głos. Był głośny i niemy. Obraziłem się na instytucję na wiele lat.

Powrót był zaskakująco osobisty. Z niezadowolonego widza stałem się częścią zespołu. 
Obśmiewany przez tych, którym powiedziałem, że do teatru już nie wrócę, zbliżałem się do 
instytucji, a bardziej do konkretnych osób, ich pomysłów. Współodczuwałem z nimi podczas 
zmagań i cieszyłem się z postępów. Zbieraliśmy treść, którą chcemy przekazać widzom spektaklem 
„Dziki”. Teorie naukowe, osobiste przeżycia, emocje, konteksty, wspomnienia, skojarzenia. 
Wszystko to urosło do rozmiarów, których nie potrafi łem objąć umysłem. Dopiero podczas próby 
generalnej udało mi się chwycić całość, usłyszeć nasz wspólny głos. Później, podczas warsztatów 
z odbiorcami, zobaczyłem, że czytają ze sztuki to, co chcieliśmy powiedzieć. Klaudia Hartung-
-Wójciak i zespół aktorów przekazali cały ogrom zebranych treści. Porozumieliśmy się za pomocą 
teatru. Wspaniałe uczucie.

MACIEJ JONEK / Dramatyczny i prowincjonalny
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Zbliżenie do widza nastąpiło dzięki Dorocie Kowalkowskiej, której działania z roku na rok powodują 
zmianę zaangażowania pracowników teatru, ale też takich widzów jak ja – niezadowolonych i nad 
wyraz krytycznych, niosących jakąś zadrę z czasów, kiedy ona jeszcze była w Słupsku. Z podziwem 
obserwuję, jak teatr-instytucja wypełnia się ludźmi, którzy nadają znaczenia ogólnym pojęciom 
takim jak kontakt z widzem, misja, głos teatru. Czuję, że interpretacje tych haseł zaczynają mieć 
konkretne i zrozumiałe dla mnie znaczenie. W prowincjonalnym teatrze jest miejsce dla ludzi 
z prowincji, którym narzuca się kulturę wysoką, ale i siada się z nimi do rozmowy o wspólnych 
problemach, potrafi ąc śmiać się z siebie, wzruszać się i zmagać ze sobą.

Teatr jako instytucja składa się z wielu głosów, często sprzecznych, komplementarnych lub 
odklejonych od przekazu. Z wewnętrznych rozmów, odniesień do świata, komentarzy, wiedzy, 
uczuć, doświadczeń powstaje wypowiedź. Ona jest wspólna, ale nie pochodzi od monolitu. Dzięki 
temu może być precyzyjna i wieloznaczna, oczywista i zawiła zarazem. Dlatego gra i mieni się 
w pamięci. Dlatego wciąga i zachwyca, nawet jeśli złości i męczy, mami wolnością i proponuje 
uległość. A ostatnio nawet hoduje pszczoły…

Głos wielogłosu jest zaskoczeniem nawet dla tych, których głos składa się na Teatr. Mówmy o te-
atrze.

MACIEJ JONEK
Psycholog, konsultant pedagogiczny, współpracuje z Teatrem Dramatycznym przy powstawaniu 
spektakli dormanowskich. 

/ 77 /



Gaśnie światło na widowni. Cichną rozmowy. 
Spóźniony widz zajmuje miejsce. 
Jeszcze jakiś szelest, skrzypnięcie krzesła. 
Cisza. I już. Może zacząć się dziać. 
We mnie.

A gdyby tak...
...stanąć u boku Królowej, kiedy wzrusza jej Czarna Suknia. Wiedzieć bez przymierzania, że to ten 
sam rozmiar, ten sam krój. Upewnić się, że w czarnym jest mi do twarzy. Pomyśleć o tych, które 
wybrały podobnie. Chociaż świat chce ubrać nas inaczej.   

A gdyby tak...
...pielęgnować ogród z Obywatelem K., kiedy tylu jest przekonanych, że nic w nim już nie rośnie. 
W gąszczu chwastów dojrzeć Prawdę, Dobro i Piękno. Ocalić od buciorów Sprawiedliwość, 
zdeptaną Solidarność podeprzeć palikiem. Chociaż świat pewnie powie, że to naiwne.

A gdyby tak...
...pójść na wódkę z Zapolską, kiedy odbył się już sąd nad jej życiem. Poprosić o dedykację 
w książce dla mojej córki. Porozmawiać o seksie. Obgadać kilku mężczyzn. Zapalić cygaro. Zrzu-
cić z pomnika głupotę. Być wierną sobie. Chociaż świat nie lubi niepokornych kobiet.

A gdyby tak...
...zatańczyć z Piną, kiedy chce sięgnąć po kolejnego papierosa. Zatrzymać ją w tym geście. 
Powstrzymać się przed dydaktyzmem. Odwrócić uwagę. Udać nieporadność. Poprosić o pow-
tórzenie kroków. Popatrzeć razem na chmury. Chociaż świat nie widzi w tym żadnego interesu.

A gdyby tak...
...przytulić Dzikiego, kiedy boi się śmierci. Nie przechodzić obojętnie obok jego strachu. Posłuchać 
opowieści dziecka. Zapłakać razem z nim. Chociaż świat chce mieć święty spokój. 

A gdyby tak...
...wybaczyć Sienkiewiczowi, że wszystko przez niego. Zaproponować, by Zagłoba poszedł na 
odwyk, Kmicic odpowiedział za wszystkie burdy, a Skrzetuskiemu odpiąć husarskie skrzydła, bo 
ciążą. Chociaż świat nie chce takich bohaterów.

JANINA CHOCHŁAKIEWICZ / 
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A gdyby tak...
...powtarzać opowieści o Białym Wielorybie, kiedy harpunnik chełpi się swym zwycięstwem. 
Powtarzać nieustannie i czekać cierpliwie. Chociaż świat ma swoją narrację.

A gdyby tak...
...krzyczeć w imieniu matek Cynkowych Chłopców, których uwiodła wojna. Chociaż świat zatyka 
uszy.

A gdyby tak...
...zostawić Rzeczpospolitą samą sobie, kiedy nie wie już kim jest i dokąd zmierza. Chociaż...

JANINA CHOCHŁAKIEWICZ
Nauczycielka, uczestniczka warsztatów teatralnych.
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1964
Ofi cjalny logotyp Teatru w latach 
1964 – 1968 / autor nieznany

1968
Ofi cjalny logotyp Teatru w latach 
1968 – 1971 / autor nieznany

1970
Logotyp Teatru umieszczany na 
drukach służbowych w latach 
1970 – 1971 / autor nieznany

1972
Ofi cjalny logotyp Teatru w latach 
1972 – 1976 / autor nieznany

1975
Logotyp wykorzystywany na dru-
kach, programach i zaproszeniach 
w latach 1975 – 1976 / autor 
nieznany

1976
Ofi cjalny logotyp Teatru 
w latach 1976 – 1977 
/ autor nieznany

1977
Ofi cjalny logotyp Teatru 
w latach 1977 – 1979 
/ autor nieznany

1979
Specjalny logotyp 
zaprojektowany 
na obchody 
15-lecia Teatru
/ autor nieznany

1979
Logotyp Teatru wykorzystywany na drukach i w programach 
w latach 1979 – 1988 / autor nieznany

1988
Ofi cjalny logotyp 
Teatru wykorzy-
stywany w latach 
1988 – 1991 na 
drukach i progra-
mach 
/ autor nieznany

1988
W latach 1988 – 1991 na plakatach wykorzystywany jest zapis nazwy Teatru 
przygotowany przez autora plakatu – w tym przypadku autor to Andrzej Pągowski



1991
Ofi cjalny logotyp Teatru 
wykorzystywany w latach 
1991 – 1994 na plakatach 
/ autor nieznany

1994
Ofi cjalny logotyp Teatru wykorzy-
stywany w latach 1994 – 2002 
w różnych wariacjach / autor 
prawdopodobnie Wowo Bielicki 

1996
Wariacja logotypu z 1996 r.

2002
Wariacja logotypu z 2002 r.

2002
Ofi cjalny logotyp Teatru w latach 
2002 – 2009 / autor: Mirek Kaczmarek

2009
Ofi cjalny logotyp Teatru w latach 2009 – 2015 / autor: Mirek Kaczmarek

2015
Ofi cjalny logotyp teatru w latach 2015 – 2018 / autor: Mirek Kaczmarek

2002
Wariacja logotypu z 2002 r.

2019
Obecnie obowiązujący logotyp Teatru 
/ autor: Mirek Kaczmarek
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SPEKTAKL NA-

SZEGO TEATRU



KAROLINA 
BRUCHNICKA /
[ W ZESPOLE OD 1 LUTEGO 2019]

Mój najważniejszy spektakl to „Po nas choćby kosmos” w reżyserii Pawła Świątka – to 
mój teatralny debiut. Ten spektakl udowodnił mi, że w zespole siła!

Sibylle Berg, „Po nas choćby kosmos”, reż. Paweł Świątek, premiera: 16.11.2018.
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ANGELIKA
CEGIELSKA /

[ W ZESPOLE OD 1 WRZEŚNIA 2011]

Z perspektywy czasu mogę powiedzieć, że najważniejszym spektaklem były dla mnie 
„Znikające szkoły”. Kiedy powstawało to przedstawienie, nikt z nas nie przypuszczał, 

że okaże się aż tak profetyczne.

Hermiona G., „Znikające szkoły”, reż. Paweł Świątek, premiera: 6.09.2013.
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MATEUSZ
FLIS /
[ W ZESPOLE OD 21 SIERPNIA 2018]

W sumie każdy spektakl jest dla mnie wyjątkowy, każdy z nich był możliwością 
spotkania z ciekawymi ludźmi i stawiał przede mną całkowicie odmienne wyzwania. 
Chyba to mnie najbardziej kręci w tym wszystkim: wyzwanie. Gdybym miał jednak 
wybrać jeden, to byłby to „Dziki” Klaudii Hartung-Wójciak, bo pierwszy raz zawsze 
zapada w pamięć.

Klaudia Hartung-Wójciak z zespołem aktorskim, „Dziki”, reż. Klaudia Hartung-Wójciak, premiera: 
4.10.2018.
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DOROTA
FURMANIUK /

[ W ZESPOLE OD 21 SIERPNIA 2018]

Coś pięknego jest w pierwszych spotkaniach i dla mnie „Dziki” był takim 
właśnie spotkaniem nie do zapomnienia.

Klaudia Hartung-Wójciak z zespołem aktorskim, „Dziki”, reż. Klaudia Hartung-Wójciak, premiera: 
4.10.2018.
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MICHAŁ 
KOSELA /
[ W ZESPOLE OD 1 STYCZNIA 2014]

Spektakl, jaki przychodzi mi do głowy, to mój debiut w Szaniawskim: „Volare” Marcina 
Wierzchowskiego. Jest to absolutnie subiektywna i sentymentalna podróż do moich 
początków w Wałbrzychu.

Marcin Wierzchowski, „Dekalog: Volare”, reż. Marcin Wierzchowski, premiera: 26.04.2016.
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RAFAŁ
KOSOWSKI /

[ W ZESPOLE OD 1 WRZEŚNIA 2008]

„Iwona, Księżniczka Burgunda” w reżyserii Tyszkiewicza, bo był to mój debiut 
w wałbrzyskim teatrze.

Witold Gombrowicz, „Iwona, księżniczka Burgunda”, reż. Artur Tyszkiewcz, premiera: 18.11.2005.
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KAROLINA KRAWIEC
-GRZELCZAK /
[ W ZESPOLE OD 9 PAŹDZIERNIKA 2012]

Dla mnie zawsze najważniejszy jest spektakl, w którym właśnie gram. 
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JOANNA
ŁAGANOWSKA /
[ W ZESPOLE OD 15 MARCA 2013]

„Zapolska superstar” i „Tutaj jest wszystko” (nie jestem w stanie wybrać jednego 
najważniejszego). Dlaczego Zapolska…? To proste: totalne i piękne GIRL POWER! 

A w „Tutaj jest wszystko” pada kwesঞ a wypowiadana przez Rysia Węgrzyna do Tho-
masa: „Wiesz kiedy zaczyna się szczęście? Wtedy, kiedy człowiek przestaje się bać”. 

Trafi a mi do serducha i często sobie to powtarzam.

Jan Czapliński, „Zapolska Superstar (czyli jak przegrywać, żeby wygrać)”, reż. Aneta Groszyńska, 
premiera: 16.10.2015. / Guus Kuijer, „Tutaj jest wszystko”, reż. Magdalena Miklasz, 

premiera:15.12.2015.
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PIOTR 
MOKRZYCKI /
[ W ZESPOLE OD 1 STYCZNIA 2013]

Pierwszy spektakl, na który przyjechałem do Wałbrzycha: „Gwiazda Śmierci” w reży-
serii K. Garbaczewskiego w 2010 roku. Całkowity odlot. Przyjeżdżam do Wałbrzycha 
po Wszystkich Świętych, wysiadam za daleko na dworcu Wałbrzych Główny, jadę do 
kina Zorza (którego już nie ma), zimno w nim niemiłosiernie, ze mną na publiczności 
może pięć osób. Aktorzy grają na całego – brawa na stojąco, eksperyment – to jest 
to, co mnie urzeka w tamtej chwili.

Marcin Cecko, „Gwiazda Śmierci”, reż. Krzysztof Garbaczewski, premiera: 25.09.2010.
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FILIP
PERKOWSKI /

[ W ZESPOLE OD 1 WRZEŚNIA 2011]

Ważnym spotkaniem dla mnie była praca z duetem Strzępka/Demirski. Równolegle 
z próbami do spektaklu „O dobru” prowadziliśmy ogólnopolską akcję „Teatr nie jest 

produktem, widz nie jest klientem”. Czułem, że możemy zmieniać rzeczywistość.

Paweł Demirski, „O Dobru”, reż. Monika Strzępka, premiera: 27.04.2012.
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IRENA 
SIERAKOWSKA /
[ W ZESPOLE OD 1 STYCZNIA 2014]

Najważniejszy spektakl dla mnie to bezkonkurencyjnie „Zapolska Superstar”. 
Przy pracy nad nim w pełni zrozumiałam siłę zespołowości i wspólnoty na scenie.

Jan Czapliński, „Zapolska Superstar (czyli jak przegrywać, żeby wygrać)”, reż. Aneta Groszyńska, 
premiera: 16.10.2015.
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DARIUSZ
SKOWROŃSKI /

[ W ZESPOLE OD 1 WRZEŚNIA 2001]
Ważnych spektakli było wiele, ale wyróżniłbym „Lot nad kukułczym gniazdem” 

w reżyserii Majki Kleczewskiej. Byłem obsadzony w roli Wodza, ale 23 paździer-
nika (pamiętam, bo to dzień moich urodzin) zadzwoniła zapłakana Majka, mówiąc, 
że musi dokonać zmian w obsadzie, ponieważ w tym „wariatkowie” chciałaby mieć 
kogoś normalnego na stanowisku naczelnego lekarza. Wodza zagrał GENIALNIE!!!! 

(wykrzykniki ważne) Mariusz Stachowiak.

Dale Wasserman, „Lot nad kukułczym gniazdem”, reż. Maja Kleczewska, premiera: 24.11.2002.
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CZESŁAW
SKWAREK /
[ W ZESPOLE OD 1 STYCZNIA 2013]

Spektakl, do którego mam największy sentyment, to „Emigranci” S. Mrożka, którzy 
powstali w ramach Inicjatyw Aktorskich. Mogę śmiało powiedzieć, że bycie jednocze-
śnie aktorem i reżyserem to słodko-gorzkie uczucie, przy czym nie wiadomo, co jest 
słodyczą, a co goryczą i to jest najsmaczniejsze.

Sławomir Mrożek, „Emigranci”, reż. Michał Kosela, Czesław Skwarek, premiera: 23.05.2014.

/ 100 /

WOJCIECH
ŚWIEŚCIAK /

[ W ZESPOLE OD 2 STYCZNIA 2019]

Najważniejszy? „Baba-Dziwo”. Ponieważ był to mój debiut teatralny, a jeszcze pięć 
lat temu jako inżynierowi nawet nie śniło mi się, że moje życie może się zmienić 

o 180 stopni!

Maria Pawlikowska-Jasnorzewska, „Baba-Dziwo”, reż. Dominika Knapik, premiera: 22.02.2019.
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PIOTR
TOKARZ /
[ W ZESPOLE OD 30 WRZEŚNIA 1991]

„Piaskownica”. Super tekst Michała Walczaka, jakby pisany pode mnie. Reżyseria 
Piotra Kruszczyńskiego! Scenografi a Kaczmarka! Dwie super partnerki – Marta Zięba, 
Karolina Adamczyk (na zmianę). Kilka nagród. Zagrany ponad sto razy.

Michał Walczak, „Piaskownica”, reż. Piotr Kruszczyński, premiera: 16.03.2003.
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RYSZARD
WĘGRZYN /

[ W ZESPOLE OD 1 WRZEŚNIA 1987]

„Wesele” z 1994 roku, bo ciągle we mnie jest Pan Młody. Jest miłość do Polski. 
Są zjawy, duchy, mary i wietrzna przyroda.

Stanisław Wyspiański, „Wesele”, reż. Wowo Bielicki, premiera: 15.04.1994.
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IRENA
WÓJCIK /
[ W ZESPOLE OD 1 WRZEŚNIA 1989]

Nie potrafi ę powiedzieć, który spektakl był najważniejszy. Odnoszę wrażenie, że każ-
dy spektakl, nawet niekoniecznie udany, wnosił jakąś wartość i doświadczenia 
w moje życie. 
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/



HISTORIA
W
LICZBACH
/



CYFRY / 

364 premiery
2 200 000 widzów 

20 000 spektakli 
2 000 reżyserów, autorów, scenografów, 

dramaturgów, muzyków, 
choreografów i aktorów

600 podróży artystycznych (do m.in. Warszawy, 
Krakowa, Wrocławia, Poznania, Szczecina, 

Zabrza, Koszalina, Paryża, Moskwy, Berlina, 
Wiednia, Sibiu, Seulu, Lwowa i Koszyc) 

16 edycji fesঞ walu „Wałbrzyskie FANABERIE 
Teatralne” (2002 – 2018) 

19 odsłon Dni Dramaturgii – czytania 
dramatów polskich i zagranicznych – w tym 

3 edycje programu polsko-niemieckich spotkań 
z teatrem dla młodzieży „Z ogniem w głowie”

16 edycji „Dni Młodego Teatru”
3 edycje programu edukacyjnego dla 

młodzieży TLeN – Teatralne Lekcje 
(Nie)Obowiązkowe 

1 pasieka na dachu Teatru – Ule Szaniawskiego 
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od 1964 do 
2019 roku 
teatrem 
kierowało 14 
dyrektorów

DYREKCJE / 
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Bronisław Orlicz (1 września 1964 – 31 sierpnia 1967) 
Krystyna Tyszarska (1 września 1967 – 31 sierpnia 1970) 

Adolf Chronicki (1 września 1970 – 31 grudnia 1974) 
Aleksander Strokowski (1 stycznia 1975 – 31 grudnia 1976) 

Andrzej Maria Marczewski (10 lutego 1977 – 31 sierpnia 1981) 
Maciej Dzienisiewicz (1 września 1981 – 31 sierpnia 1982) 

Waldemar Stasicki (1 września 1982 – 31 stycznia 1989) 
Wowo Bielicki (1 lutego 1989 – 31 sierpnia 2000) 

Danuta Kubica (1 września 2000 – 31sierpnia 2002) 
Danuta Marosz (od 1 września 2002) 

oraz dyrektorzy artystyczni: 

Piotr Kruszczyński (1 września 2002 – 1 sierpnia 2008) 
Seb Majewski (1 lutego 2008 – 31 grudnia 2012) 
Piotr Ratajczak (1 stycznia 2013 – 10 lipca 2015)

Maciej Podstawny (10 sierpnia 2016 – 6 lipca 2018)
Seb Majewski (od 9 lipca 2018)
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NAGRODY / 

najważniejsze
nagrody
i osiągnięcia
teatru
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„Zasłużony dla Miasta Wałbrzycha” (2004) 

„Dolnośląski Klucz Sukcesu “ (2007) 

„Zasłużony dla Kultury Polskiej” (2008) 

„Zasłużony dla Powiatu” (2011) 

„Mufl on” (2012) 

„WAŁBRZYCH FEST” (2011) – Wydarzenie Roku 
na 31. Warszawskich Spotkaniach Teatralnych 

Wielokrotny fi nalista Ogólnopolskiego Konkursu na 
Wystawienie Polskiej Sztuki Współczesnej (2003 – 2019)

Rekordzista Konkursu, zajmujący 1. miejsce wśród teatrów 
popularyzujących i odkrywających nową dramaturgię na  

przestrzeni ostatnich 20 lat

Wygrana 4. kolejnych edycji Konkursu im. Jana Dormana 
(w latach 2015 – 2019) organizowanego przez Instytut 

Teatralny im. Z. Raszewskiego w Warszawie
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NAGRODY / 

najważniejsze
nagrody
dla spektakli
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„LOT NAD KUKUŁCZYM GNIAZDEM”, reż. Maja Kleczewska 
Statuetka Wojciecha oraz nagroda zespołowa dla realizatorów 

spektaklu na XLIII Kaliskich Spotkaniach Teatralnych (2003); 
Nagroda Publiczności i za reżyserię dla Mai Kleczewskiej na 

7. Ogólnopolskim Fesঞ walu Sztuki Reżyserskiej „Interpretacje” 
w Katowicach (2005) 

„PIASKOWNICA” reż. Piotr Kruszczyński 
I nagroda na Fesঞ walu KONTEKSTY, nagroda za reżyserię dla 

Piotra Kruszczyńskiego na Fesঞ walu KONTRAPUNKT 
w Szczecinie (2004) 

„REWIZOR”, reż. Jan Klata 
I nagroda „Złamany Szlaban” na XV Międzynarodowym 
Fesঞ walu Teatralnym „Bez Granic” w Cieszynie (2004) 

„…CÓRKA FIZDEJKI”, reż. Jan Klata 
Nagroda za reżyserię dla Jana Klaty na XXX Opolskich 

Konfrontacjach Teatralnych „Klasyka Polska” (2005), 
I nagroda „Złamany Szlaban” oraz Nagroda Publiczności na XVI 

Międzynarodowym Fesঞ walu Teatralnym „Bez Granic” 
w Cieszynie (2005) 
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NAGRODY / 

„IWONA, KSIĘŻNICZKA BURGUNDA”, reż. Artur Tyszkiewicz 
I nagroda Fesঞ walu, nagroda za reżyserię, nagroda za 
scenografi ę (Jan Polivka), nagroda za kosঞ umy (Ilona Binarsch) 
na XXXI Opolskich Konfrontacji Teatralnych „Klasyka Polska” 
(2006), Grand Prix VIII Międzynarodowego Fesঞ walu 
Gombrowiczowskiego w Radomiu (2008) 

„BYŁ SOBIE POLAK POLAK POLAK POLAK I DIABEŁ”, 
reż. Monika Strzępka Najlepszy Spektakl Roku 2007: 
Nagroda Marszałka Województwa Dolnośląskiego, 
Nagroda Główna XI Fesঞ walu Komedii „Talia” (2007) 

„NIECH ŻYJE WOJNA!!!” oraz „BYŁ SOBIE ANDRZEJ ANDRZEJ 
ANDRZEJ ANDRZEJ I ANDRZEJ”, reż. Monika Strzępka 
Nagroda WDECHY: 31. Warszawskie Spotkania Teatralne 2011 

„BYŁ SOBIE ANDRZEJ ANDRZEJ ANDRZEJ I ANDRZEJ”, 
reż. Monika Strzępka Grand Prix, Nagroda Dziennikarzy na 
Fesঞ walu R@PORT Gdynia 2010, Nagroda Główna GRAND 
PRIX na III Międzynarodowym Fesঞ walu „Boska Komedia” 
w Krakowie (2010), Nagroda Główna w XVII Ogólnopolskim 
Konkursie na Wystawienie Polskiej Sztuki Współczesnej 2011 

/ 116 /

„ŁYSEK Z POKŁADU IDY”, reż. Radosław Rychcik 
Grand Prix na Ogólnopolskim Fesঞ walu Sztuki Reżyserskiej 

„Interpretacje” w Katowicach (2011) 

„NA BOGA!”, reż. Marcin Liber 
XIII Fesঞ wal Dramaturgii Współczesnej RZECZYWISTOŚĆ 

PRZEDSTAWIONA W ZABRZU: Nagroda Główna 
Fesঞ walu, nagroda za reżyserię, nagroda za kreację wizji 
plastycznej i przestrzennej spektaklu: Grupie Mixer oraz 

Mirkowi Kaczmarkowi, nagrody aktorskie: Włodzimierzowi 
Dyle, Mirosławie Żak, wyróżnienie JURY MŁODYCH 

komMiTywa: Włodzimierzowi Dyle i Mirosławie Żak, 6. edycja 
Międzynarodowego Fesঞ walu Teatralnego Boska Komedia 

w Krakowie – nagroda aktorska dla Włodzimierza Dyły

„MĘCZENNICY”, reż. Anna Augustynowicz 
Główna nagroda za reżyserię dla Anny Augustynowicz na 
XV Fesঞ walu Dramaturgii Współczesnej „Rzeczywistość 

przedstawiona” w Zabrzu

„ZAPOLSKA SUPERSTAR (czyli jak przegrywać, żeby wygrać)” 
reż. Aneta Groszyńska, Nagroda GRAND PRIX na 

XXI Ogólnopolskim Fesঞ walu Komedii TALIA 2017 w Tarnowie
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NAGRODY / 

„CYNKOWI CHŁOPCY” reż. Jakub Skrzywanek
Główna Nagroda – najlepsza reżyseria – dla Jakuba Skrzywanka 
na VII Koszalińskich Konfrontacjach Młodych „m-teatr 2016” 
Główna Nagroda Reżyserska dla Jakuba Skrzywanka na 
IV Fesঞ walu Debiutantów PIERWSZY KONTAKT w Toruniu 

„TUTAJ JEST WSZYSTKO” reż. Magdalena Miklasz
Nagrody dla: Sary Celler-Jezierskiej za rolę 
„Thomasa”,  Magdaleny Miklasz za reżyserię spektaklu  na 
VIII Międzynarodowym Fesঞ walu Teatralna Karuzela w Łodzi

„SCHUBERT. Romantyczna kompozycja na dwunastu 
wykonawców i kwartet smyczkowy” reż. Magda Szpecht
Główna nagroda w konkursie PARADISO na 
9. Międzynarodowym Fesঞ walu Teatralnym BOSKA KOMEDIA 
w Krakowie
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„SIENKIEWICZ SUPERSTAR (czyli zupełnie spóźniona 
anegdota biografi czna na chwalebną okazję stulecia odzyskania 

niepodległości)” reż. Aneta Groszyńska
Główna nagroda, czyli EMOCJA Radia Wrocław Kultura 2018

„IWONA, KSIĘŻNICZNA BURGUNDA” reż. Grzegorz Jaremko
Nagroda za reżyserię spektaklu dla Grzegorza Jaremki oraz 
nagroda za najlepszą rolę kobiecą dla Rozalii Mierzickiej na 

XIII Międzynarodowym Fesঞ walu Gombrowiczowskim 
w Radomiu
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TEATR DRAMATYCZNY IM. J. SZANIAWSKIEGO W WAŁBRZYCHU W SEZONIE 2019/2020:

DYREKTOR: Danuta Marosz

ZASTĘPCA DYREKTORA DS. ARTYSTYCZNYCH: Seb Majewski

ZESPÓŁ AKTORSKI: Karolina Bruchnicka, Angelika Cegielska, Dorota Furmaniuk, Karolina Krawiec-

-Grzelczak, Joanna Łaganowska, Irena Sierakowska, Irena Wójcik, Mateusz Flis, Michał Kosela, 

Rafał Kosowski, Piotr Mokrzycki, Filip Perkowski, Dariusz Skowroński, Czesław Skwarek, 

Wojciech Świeściak, Piotr Tokarz, Ryszard Węgrzyn

INSPICJENTKI / SUFLERKI: Iwona Skiba, Anna Solarek

GŁÓWNA KSIĘGOWA: Anna Głocka

KIEROWNIK LITERACKI: Tomasz Jękot / PEDAGOG TEATRU: Dorota Kowalkowska

ORGANIZATOR PRACY ARTYSTYCZNEJ: Joanna Podlewska

SEKRETARIAT I KADRY: Dorota Zagrodzka – kierownik, Ludmiła Sidor

KSIĘGOWOŚĆ: Grażyna Marciniak, Teresa Rajca, Elżbieta Szałata

DZIAŁ WSPÓŁPRACY Z PUBLICZNOŚCIĄ: Renata Haraźna - kierownik, 

Elżbieta Burka, Renata Ambrożak

DZIAŁ REKLAMY: Sylwia Niemasz – kierownik, Roksana Zaręba, Dominika Ziomek

DZIAŁ PROMOCJI: Danuta Kocan, Nikola Olszak

DZIAŁ TECHNICZNY: Roman Bernat – kierownik / Pracownia elektroakustyczna: Mirosław Orłowski 

– kierownik, Marcin Prokop – zastępca kierownika, Tomasz Bernaś, Andrzej Rzyman / Pracownia 

stolarsko-tapicerska: Jarosław Skudynowski – kierownik, Andrzej Heller / Pracownia krawiecka: Anna 

Truszkowska – kierownik, Karolina Mazur / Obsługa sceny: Mirosław Zarzecki – brygadier, Sylwester 

Czyżewski, Mirosław Szczerski, Szymon Szkólski / Technik charakteryzator: Joanna Majewska / Rek-

wizytor: Wojciech Miśko / Garderobiana: Grażyna Tomczak / Pomoc garderobianej, praczka: Patrycja 

Szkólska / Magazyn kosࢼ umów: Aleksandra Wasik

DZIAŁ GOSPODARCZY: Janusz Krzyszpin – kierownik, Marta Rosiak – specjalista ds. 

administracyjnych / Radca prawny: Jolanta Pochorecka / Specjalista ds. zamówień publicznych: 

Bożena Brzoza / Specjalista ds. BHP: Stefan Ławniczak / Inspektor ds. przeciwpożarowych: Marek 

Kicka / Sprzątające: Leonarda Cierniak, Joanna Górna, Anna Rugała, Barbara Żołna / Porࢼ erzy: 

Stanisław Andruszkiewicz, Henryk Grzebielucha, Jan Janc, Zbigniew Mikołajczak, Waldemar Szłapak /

Konserwator: Bogdan Wyszyński

56. SEZON 2019-20

Teatr Dramatyczny im. Jerzego Szaniawskiego w Wałbrzychu

pl. Teatralny 1, 58-300 Wałbrzych / Centrala: 74 64 88 300

www.teatr.walbrzych.pl / > :  teatrwwalbrzychu / insta: teatr_dramatyczny_walbrzych
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