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Teatra toruńskie 
według Mieczysława 
Limanowskiego

Dwudziestolecie międzywojenne 
1920-1939

Od lewej:

Fasada pierwszego Dworu 
Artusa – z orłami, herbami 
miast hanzeatyckich 
i wizerunkami królów Polski.

Neoklasycystyczna fasada 
drugiego Dworu Artusa, 
gdzie mieścił się pierwszy 
teatr miejski (Stadttheater).

Od lewej:

Żywy obraz Kościuszko pod 
Racławicami w sali teatralnej 
parku Wiktorii (1917).

Wnętrze sali koncertowej 
Strzelnicy (Schützenhaus).

Teatr w sercu miasta. 
Widok Torunia z lotu ptaka, 
lata 20-te XX wieku.

Kiedy w 1933 r. zbliżały się uroczyste obchody 700-lecia Torunia, Mieczysław 
Limanowski, profesor geologii na Uniwersytecie Stefana Batorego w Wilnie, 
współtwórca Teatru Reduta, intelektualista i ekscentryk, rozsnuł w artykule 
gazetowym wizję Torunia jako theatrum – zrośniętego „jak Romulus i Remus” 
z dwóch Miast – Starego i Nowego, w którego przestrzeni od stuleci wydarzały 
się teatra polskie i kosmopolityczne, codzienne jak gwar przekupek i stukot 
kupieckich wozów albo odświętne jak uroczyste wjazdy królów. Limanowski 
zobaczył Toruń jako tygiel, w którym rodzą się publiczne widowiska, miasto 
jako teatr wszystkich zmysłów:

„Sól płynęła z Wieliczki. Jedwabie via Łuck czy Lwów trafiały 
do Torunia aż z głębokiej Azji. Jechały korzenie, imbir i cyna-
mon. Razem z Indiami jechała Arabia, może Etiopia skoro był 
pieprz, z którego Toruń umiał robić tajemnicze wywary, aby 
miód wiślany w piernikach zaprawić leciutkim dymkiem, w któ-
rym jest szczypta goryczy. Z powrotem jechało w drugą stronę 
sukno, wełna i wino, które było z Portugalii, nawet z Hiszpanii. 
Nawet ryba solona z fiordów i moc rzeczy metalowych, które 
świeciły jak słońce.”

(M. Limanowski, Kiedyś było pełno towaru (Z powodu zamierzonych uroczystości 
w Toruniu), „Gazeta Polska” 1933, nr 90, 31 marca 1933 r., s. 5)

Odkrył Limanowski miasto o wielkiej potencji teatrotwórczej, które „raz w raz 
odwiedzał Dionizos”, ten sam, któremu zawdzięczamy narodziny teatru w sta-
rożytnej Grecji. Idąc w wirtualnym spacerze po mieście Kopernika – niczym 
Wyspiański w Akropolis – geolog-teatroznawca ożywiał figurki na grobowcu 
w Katedrze św. Janów, muzykujące anioły, leśny orszak sylenów i satyrów 
w dionizyjskim tańcu, boginię zbożową i dzwony zwiastujące noc święto-
jańską. Odsłonił bogactwo teatrów słowiańskich i polskich, które wyrosły 
z tej ziemi.

Pierwsze nowoczesne theatrum toruńskie odnalazł Limanowski w Dworze 
Artusa (tak naprawdę w trzech Artusach z różnych epok) – wypełnionym od 
stuleci widowiskami ludycznymi i politycznymi – ucztami mieszczan, wizytami 
królów Polski, przy dźwiękach orkiestry, „która lubiła grzmieć głośno, po toruń-
sku, naśladując nawałnice, które częściej niż dzisiaj leciały wtedy nad miastem. 
Kogoż nie fetowano w tym gmachu, gdzie elita śpiewała do patrona wojowni-
ków, świętego Jerzego.” 

Kiedy zburzono pierwszy Dwór Artusa (1802), w miejscu resursy kupieckiej 
powstał neoklasycystyczny gmach z pierwszą stałą sceną teatralną w historii 

Torunia o widowni na 500 miejsc (drugi Artus, 1829). Wcześniej (i potem) spek-
takle wędrownych trup niemieckich i polskich były pokazywane w sali restau-
racyjnej Strzelnicy (Schützenhaus), teatrze letnim w Parku Wiktorii i starej sali 
weselnej (gdzie dziś stoi budynek poczty na Rynku Staromiejskim). Po roz-
wiązaniu Bractwa św. Jerzego na fasadzie drugiego Artusa pojawił się napis 
„Stadt-Theater” (Teatr Miejski, 1842). Teatr ten został po niespełna 50 latach 
zburzony, a w jego miejscu i na sąsiednich parcelach zbudowano obecny 
trzeci Dwór Artusa (1891). Ambicjom niemieckiego mieszczaństwa i wsparciu 
cesarza Wilhelma II Toruń zawdzięcza budowę osobnej świątyni sztuki teatru – 
eleganckiego, jasnego gmachu w stylu rokokowo-secesyjnym, według pro-
jektu wiedeńskiej pracowni Fellnera i Helmera, który został otwarty przy Placu 
Teatralnym uroczyście 30 września 1904 r. Do 1920 r. służył jednak – zgod-
nie z polityką wewnętrzną II Rzeszy – tylko niemieckojęzycznym obywate-
lom miasta.



Dwudziestolecie międzywojenne 
1920-1939

Scena zbiorowa ze Ślubów 
panieńskich Aleksandra 
Fredry w reż. Mieczysława 
Szpakiewicza (1922) 

Niemiecka pocztówka 
przedstawiająca Stadttheater, 
ze stemplem „Teatr Narodowy” 

Jedyne zachowane zdjęcie 
premiera Wincentego Witosa 
(wraz z wojewodą Janem 
Brejskim i dyrektorem 
Franciszkiem Frączkowskim) 
przed Teatrem Narodowym 
w Toruniu w dniu inauguracji 
28 listopada 1920 r. 

Ludwik Dybizbański, 
dyrektor Teatru Polskiego pod protektoratem 
Ministerstwa byłej Dzielnicy Pruskiej

Afi sze jednych z pierwszych premier Teatru Narodowego 
w Toruniu – inscenizacji Betleem polskiego Lucjana 
Rydla i Tamtego Gabrieli Zapolskiej

Powstanie Teatru 
Narodowego 
na Pomorzu 

28 listopada 1920 r.

Franciszek Frączkowski, 
pierwszy dyrektor Teatru Narodowego 
w Toruniu

Data 11 listopada 1918 r. znaczyła w Toruniu coś zupełnie innego niż 
w Warszawie – tam zapanował entuzjazm, tu władzę przejęły rady robotnicze 
i żołnierskie, wybuchła rewolucja. Młode państwo polskie podjęło jednak zde-
cydowane działania, aby odzyskać ziemie zaboru pruskiego, m.in. w celach 
patriotyczno-propagandowych wysyłało na Pomorze, do Wielkopolski i na 
Śląsk wędrowne zespoły teatralne. Tak oto w grudniu 1919 r. – najpierw w Byd-
goszczy, potem w Toruniu i Grudziądzu – zaczął występować regularnie Teatr 
Polski pod patronatem Ministerstwa byłej Dzielnicy Pruskiej z przedsię-
biorczym dyrektorem Ludwikiem Dybizbańskim. W Bydgoszczy Dybizbań-
ski doszedł do porozumienia z niemieckim dyrektorem i uruchomił stały polski 
teatr już wiosną 1920 r. Próbował objąć także scenę w Toruniu, ale na prze-
szkodzie stanął mu tutejszy dyrektor Roman Kalkowski (syn poznańskiego 
architekta i niemieckiej baronówny z Kurlandii), który także przedstawił plan 
polsko-niemieckiego „kombinatu” teatralnego Toruń-Bydgoszcz. Władze pol-
skie nie podjęły tego pomysłu, przystąpiły wkrótce do uruchomienia pierw-
szych, tylko polskich teatrów publicznych w historii regionu.

W zaborze pruskim funkcjonował od 1875 r. tylko jeden Teatr Polski w Pozna-
niu, zbudowany ze składek społecznych (w akcji zbierania funduszy aktyw-
nie uczestniczyła „Gazeta Toruńska”). Jego były dyrektor Edmund Rygier był 
nawet we wrześniu 1920 r. kandydatem na dyrektora teatru w Toruniu, osta-
tecznie tę posadę otrzymał jednak 42-letni krakowianin Franciszek Frącz-
kowski. 28 listopada 1920 r. – w symbolicznie bliskim sąsiedztwie 90-tej 
rocznicy wybuchu powstania listopadowego – Teatr Narodowy na Pomorzu 
zainaugurował swoją działalność premierą Zemsty Aleksandra Fredry. Na 
widowni zasiedli między innymi ówczesny premier rządu Wincenty Witos oraz 
wojewoda pomorski Jan Brejski. W jedynym sezonie za dyrekcji Frączkow-
skiego toruński teatr, pierwsza scena narodowa, która powstała w odrodzonej 
Rzeczypospolitej, wypełnił udanie swoją misję propagowania polskiej litera-
tury dramatycznej i kultury: po raz pierwszy torunianie mogli obejrzeć takie 
dzieła jak Betleem polskie i Zaczarowane koło Lucjana Rydla, Zemstę i Śluby 
panieńskie Fredry, Dziady Adama Mickiewicza i Mazepę Juliusza Słowackiego. 
W skróconym sezonie nie udało się dyrektorowi stworzyć wyrównanego 
zespołu. Powstały jednak zręby nowej instytucji, której powołanie postulował 
w memoriale wygłoszonym w Grudziądzu (Brak teatru narodowego na Pomo-
rzu, „Gazeta Grudziądzka” 1920, 12 października, nr 121, s. 1). 



Kazimiera Żuławska, właścicielka 
pensjonatu „Zofi jówka”, portret 
namalowany przez Stanisława 

Ignacego Witkiewicza, który był 
jednym z jej znakomitych gości

Michalina Jasińska-Szpakiewiczowa, 
aktorka, portret

Afi sz teatralny zapowiadający Dziady 
Adama Mickiewicza w reż. Mieczysława 

Szpakiewicza (1923) 

Afi sz teatralny zapowiadający 
prapremierę Wariata i zakonnicy 

Stanisława Ignacego Witkiewicza w reż. 
Wacława Malinowskiego (1924)

Hanna Bohuszówna, Jerzy Kordowski (Doktor), 
Witold Roland (Pierrot) w Papierowym kochanku 
Jerzego Szaniawskiego w reżyserii Jana 
Kochanowicza (1924)

Zespół Teatru Miejskiego za dyrekcji Mieczysława Szpakiewicza, 
sezon 1922/1923

Teatr Narodowy i Miejski 
Mieczysława Szpakiewicza

Dwudziestolecie międzywojenne 
1920-1939

od lewej:

od lewej:

1921-1924

Aktorzy odbierają akonto. W środku z plikiem banknotów długoletni administrator 
Stanisław Gąsiorowski, po prawej dyrektor Mieczysław Szpakiewicz.  

Następcą Frączkowskiego na stanowisku dyrektora Teatru Narodowego na 
Pomorzu został Mieczysław Szpakiewicz, 30-latek, ale ze sporym doświad-
czeniem, m.in. w kijowskich „Studyach” Stanisławy Wysockiej (1916-18) i nowo 
powstałym zespole warszawskiej Reduty (1919). „Rzadki w polskim teatrze 
ideowiec” (jak określił go Juliusz Osterwa) zbudował w Toruniu w ciągu trzech 
sezonów scenę narodową z prawdziwego zdarzenia, świadomie układając 
repertuar łączący klasykę polską i obcą z komedią i farsą dla mniej wyrobio-
nych widzów, tworząc zespół na wysokim poziomie i dbając także o to, aby 
teatr intensywnie grający spektakle (900 przedstawień, ponad 100 premier) 
włączał się w nurt życia publicznego. Dokonał tego w niedogodnych warun-
kach, młode państwo zmagało się z problemami politycznymi i nade wszystko 
gospodarczymi (wysoka inflacja). Kiedy po pierwszym sezonie Szpakiewicza 
„czerwony ołówek ministra skarbu p. Michalskiego” skreślił dotację dla teatru 
w Toruniu, a wojewoda pomorski wycofał się z pięcioletniej dzierżawy teatru, 
przemianowano Teatr Narodowy na Miejski, a deficyt budżetowy stał się 
odtąd zmorą wszystkich dyrektorów aż do wybuchu II wojny światowej.

Za dyrekcji Szpakiewicza pojawiło się na scenie toruńskiej wiele indywidu-
alności artystycznych – zdolny kompozytor Marceli Popławski i scenograf 
Feliks Krassowski, sam dyrektor pełnił typową dla dwudziestolecia między-
wojennego (a wywodzącą się z tradycji teatru XIX w.) funkcję aktora-reżysera, 
który wcielił się m.in. w role Gustawa-Konrada, Kordiana, Poety w Weselu, 
Albina w Zemście czy Wika Rudomskiego w Ponad śnieg bielszy się stanę 
Stefana Żeromskiego. W zespole wyróżniały się jego żona Michalina Jasińska-
Szpakiewiczowa, Maria Malanowicz-Niedzielska (z Torunia trafiła na nowo 
otwartą scenę Teatru Narodowego w Warszawie), a także Józef Leliwa 
(odszedł do Teatru Miejskiego im. J. Słowackiego w Krakowie).

Równolegle rozwijało się w Toruniu życie artystyczne – powstała Konfraternia 
Artystów (1920), Towarzystwo Przyjaciół Sztuk Pięknych (1922) oraz 
„Zofijówka”, pensjonat prowadzony przez dr Kazimierę Żuławską na Bydgoskim 
Przedmieściu w latach 1921-1926. Gośćmi bywali tu wybitni artyści: pisarz 
Stanisław Przybyszewski, aktor i reżyser Juliusz Osterwa czy ekscentryczny 
malarz, pisarz i filozof Stanisław Ignacy Witkiewicz (Witkacy). Dzięki pani 
Żuławskiej doszło w Teatrze Miejskim do dwóch toruńskich prapremier sztuk 
Witkacego – W małym dworku (1923) oraz Wariata i zakonnicy (1924, pod 
zmienionym ze względów cenzuralnych tytułem Wariat i pielęgniarka). 



„Niezwykłe widowisko!
Morze głów ludzkich falujące łagodnie wśród ciszy nocy lipco-
wej pod szafirową kopułą niebios, na tle której rysują się syl-
wety potężnych murów ratusza…
 
(Tragiczna historia królewicza Hamleta, księcia duńskiego, na dworcu ratuszowym 
w Toruniu w dniu trzecim miesiąca lipca roku 1926 wystawiona, „Słowo Pomorskie” 1926, 
nr 152, s. 5)

Ku Operze 
Pomorskiej 

Olga Orleńska, jedna z gwiazd operetki 
występujących gościnnie w Toruniu

Maria Balcerkiewiczówna (Lucyna) i Karol Benda (Karol) 
w przedstawieniu Dar poranka G. Forzano w reż. Witolda 
Zdzitowieckiego (1927)

Zespół Teatru Miejskiego za dyrekcji Karola Bendy 
w sezonie 1924/25

Helena Grossówna, urodzona w Toruniu tancerka, 
choreografka i gwiazda międzywojennego kina 

Dwudziestolecie międzywojenne 
1920-1939

1924-1926

od lewej:

Program do inscenizacji Halki 
Stanisława Moniuszki w reżyserii 
Konstantego Krugłowskiego 
(Opera Pomorska w Toruniu, 
1925)

Okładka jednego z programów 
Zjednoczonych Teatrów 
Miejskich Bydgoszcz-Toruń-
Grudziądz (sezon 1925/26)

W czasach niemieckiego Stadttheater ogromnym powodzeniem cieszyły się 
spektakle muzyczne, odgrywane najpierw w ramach miesiąca operowego lub 
operetkowego po zakończeniu sezonu (zazwyczaj tydzień po Wielkiej Nocy). Do 
tej tradycji odwołał się nowy dyrektor Teatru Miejskiego Karol Benda (właśc. 
Spitzbarth), blisko spokrewniony z ostatnim dyrektorem pruskiego Stadttheater 
Romanem Kalkowskim. Już w pierwszym sezonie po wystawieniu Irydiona Zyg-
munta Krasińskiego na inaugurację 31-letni Karol Benda dał serię przedstawień 
operetkowych z takimi przebojami jak Zemsta nietoperza Johanna Straussa czy 
Księżniczka czardasza Imre Kalmana, zatrudniając do kluczowych partii divy 
operetki warszawskiej, m.in. Olgę Orleńską. Prawdziwym wydarzeniem dyrekcji 
Bendy okazało się powołanie do istnienia kombinatu teatralnego Zjednoczone 
Teatry Miejskie Bydgoszcz-Toruń-Grudziądz, w ramach którego utworzono 
pierwszy polski zespół operowy w historii regionu (z siedzibą w Toruniu), zespół 
dramatyczny (w Bydgoszczy) i zespół komedii (w Grudziądzu). Każdy z zespo-
łów występował po kolei w jednym z trzech miast, dzięki czemu widownia otrzy-
mywała niezwykle zróżnicowany repertuar teatralny. 

Opera Pomorska zainaugurowała swoją działalność 15 września 1925 r. przed-
stawieniem Halki Stanisława Moniuszki w reżyserii Konstantego Krugłowskiego, 
rolę tytułową zagrała gościnnie Irena Cywińska z Opery Poznańskiej, prywatnie 
żona Jerzego Bojanowskiego, świeżo upieczonego dyrektora opery w Toruniu. 
Mimo że teatr nie dysponował nadzwyczajnym budżetem, ze sceny zabrzmiały 
takie arcydzieła operowe jak Rigoletto, Tosca, Carmen, Madame Butterfly, Aida 
czy Straszny dwór. Teatr za dyrekcji Karola Bendy wywołał także w mieście 

modę na udział w przedstawieniach. Już na inaugurację pokazały się miej-
scowe chóry „Lutnia” i „Moniuszko”. Jedną z adeptek teatralnych została także 
21-letnia Helena Grossówna – najpierw w latach 1925-27 członkini zespołu 
baletowego, później w latach 1930-32 jako choreografka. Po występach w dzie-
siątkach przedstawień muzycznych i zdobyciu ogromnego doświadczenia sce-
nicznego kariera filmowa w Warszawie stanęła przed Grossówną otworem.

„Trójmiejski” kombinat Karola Bendy zbankrutował, nie dotrwawszy do końca 
sezonu 1925/26. Benda zdążył jeszcze pokazać się w Toruniu jako reżyser legen-
darnego Hamleta i odtwórca głównej roli. Inspirując się pomysłem Wyspiań-
skiego, aby wystawić tragedię Szekspira na dziedzińcu wawelskim, Benda 
doprowadził do wystawienia Hamleta na dziedzińcu Ratusza Staromiejskiego 
(3 lipca 1926 r.) – przy świetle reflektorów, z postaciami widocznymi w oknach 
na piętrze. Adam Münnich pisał zachwycony:



Wielki Kryzys

Dwudziestolecie międzywojenne 
1920-1939

Janina Porębska, 
popularna aktorka 
toruńskiego teatru 
w latach 1927-1933

Helena Grossówna 
w operetce Piękna Helena 
(Noc w San Sebastian) 
Ralpha Benatzky’ego (1931)

Bliźniaczki – Łucja i Gertruda Piechotówny. 
Pierwsza była choreografką Teatru 
Pomorskiego, żoną jego dyrektora Jerzego 
Rygiera. Druga – tancerką w zespole 
prowadzonym przez siostrę. 

Zaproszenie na rewię Wielka Parada 
w Teatrze Toruńskim (1930)

od lewej:

Cudowne dziecko – Ninka Wilińska 
w operetce Oskara Straussa 
Wesele w Hollywood (1931)

Helena Grossówna i Jerzy Gliński w scenie 
tańca akrobatycznego w operetce Victora 
Jacobiego Targ na dziewczęta 
(reż. Witold Zdzitowiecki, 1931)

po lewej:

Scena zbiorowa z Królewskiego jedynaka Lucjana 
Rydla. Na tronie Józef Cornobis (Zygmunt Stary) i Hanna 
Małkowska (Bona Sforza), premiera: 11 listopada 1932 r.

1926-1934

Rozpad Zjednoczonych Teatrów Miejskich Bydgoszcz-Toruń-Grudziądz roz-
począł okres poważnego kryzysu we wszystkich trzech miastach – wzmoc-
nionego przez zamach majowy Józefa Piłsudskiego oraz narastający światowy 
kryzys ekonomiczny. W tak wyjątkowych sytuacjach artyści teatru zwykle 
zawiązywali tzw. działówkę, czyli zrzeszenie, w ramach którego dzielili się 
procentowo zyskami z organizowanych przedstawień. Stery teatru w Toru-
niu przejął Jerzy Bojanowski, Opera Pomorska zmieniła nazwę na Teatr 
Pomorski, który ruszył w objazd w poszukiwaniu widza i pieniędzy. Hanna 
Małkowska wspominała sezon 1926/27 z goryczą:
 

„Rozmyślając nieraz nad dolą i niedolą tego „działówkowego” 
sezonu, zadawałam sobie pytanie, czy taki teatr, jaki prezen-
towaliśmy na mizernych scenkach pomorskich miasteczek, te 
błahe komedyjki lub rzewne melodramaty w rodzaju „Madame 
X” Bissona – czy taki teatr był w ogóle potrzebny? No, owszem, 
nam, zespołowi był potrzebny. Musieliśmy przecież jakoś prze-
żyć do końca sezonu i te złotówki zarobione z przedstawień 
były na pewno niezbędne. Ale co miała z tego publiczność? 
Zespół wprawdzie dawał z siebie wszystko, co mógł dawać 
w takich warunkach: możliwie najuczciwiej przygotowany 
„produkt” w mizernym opakowaniu. Czasem błysnęła czyjaś 
wyjątkowo udana rola. Jednakże myślę, że mimo wszystko, 
jakiś tam, nie tylko zarobkowy, pożytek był. Śmieszne byłoby, 
gdybym mówiła o jakiejś „misji kulturalnej” czy podobnych, 
często nadużywanych hasłach.”

(H. Małkowska, Teatr mojego życia, Łódź 1976, s. 265)

Mimo braku pieniędzy Teatr Pomorski nadal wystawiał opery i operetki 
(w gościnnej reżyserii Witolda Zdzitowieckiego), a także wielkie widowi-
ska historyczne takie jak Kiliński oraz rozliczne komedie i farsy. Kiedy jed-
nak dyrekcję przejął Jerzy Rygier (syn Edmunda), scena zmieniła profil na 
dramatyczno-komediowy. 

Początek lat 30-tych upłynął pod znakiem zmian nazwy. Najpierw powra-
cający z Paryża Karol Benda poprowadził swój Teatr Toruński (1930-32) 
wraz ze specjalistami od rozrywkowego teatru muzycznego – aktorem-re-
żyserem Witoldem Zdzitowieckim i choreografką Heleną Grossówną, którzy 
po drastycznej obniżce dotacji musieli uciekać w poszukiwaniu zarobku do 
Poznania. Kolejny dyrektor Józef Cornobis także otrzymał od losu dwa sezony, 
w których najjaśniej błyszczały nazwy jego przedsiębiorstwa: Teatr Polski 
(1932/33) i – o, ironio – Teatr Narodowy (1933/34). Dotacja rządowa była 
zbyt mała, aby dorównać Teatrowi Narodowemu z początku lat 20-tych. Naj-
większą zasługą Cornobisa było zatrudnienie wiosną 1934 r., wielkopolskiego 
małżeństwa artystycznego Lucjany i Władysława Brackich, którzy poprowa-
dzą toruński teatr do wybuchu wojny.

Z czasów kryzysu warto zapamiętać Karola Bendę w kreacji księcia Danii. 
W czarnym eleganckim kostiumie z epoki, z włosami opadającymi na 
ramiona tworzył pomost pomiędzy renesansem i współczesnością, „był to 
Hamlet zbuntowany, burzliwy, zbliżony do koncepcji dzisiejszych młodocia-
nych, gniewnych Hamletów”. (Hanna Małkowska, Teatr mojego życia, Łódź 
1976, s. 309)



Ku Teatrowi 
Wielkiego Pomorza

Dwudziestolecie międzywojenne 
1920-1939

Halina Doree (Dosia) i Lucjana Bracka 
(Marcinowa) w Skalmierzankach 
Jana Nepomucena Kamińskiego 
(reż. Antoni Piekarski, 1936)

Leopold Pobóg-Kielanowski w roli 
tytułowej w przedstawieniu Mikołaj 
Kopernik Hieronima Morstina (1935)

1935-1939

po prawej:

Afi sz zapowiadający Mazepę Juliusza 
Słowackiego z gościnnym udziałem 

Juliusza Osterwy w roli tytułowej (1935)

Oryginalny afi sz zapowiadający ostatnią 
premierę Teatru Ziemi Pomorskiej przed 

wybuchem wojny: Tajny wywiad Janusza 
Teodora Dybowskiego (reż. Antoni 

Piekarski, 1939)

od lewej:

na zdjęciu:

Władysław Bracki (Rodrygo) i Elżbieta 
Dziewońska (Szimena) w inscenizacji 

Cyda Pierre’a Corneille’a z okazji Święta 
Niepodległości (11 listopada 1938 r.)

Dopiero trwająca pięć sezonów (1934-1939) dyrekcja Władysława Brac-
kiego, którego prawą ręką w teatrze była żona Lucjana, przyniosła stabili-
zację finansową i wzrost poziomu artystycznego. Nowa nazwa Teatr Ziemi 
Pomorskiej sygnalizowała zmianę misji – z teatru miejskiego na teatr całego 
regionu pomorskiego. Bracki, poznaniak, słuchacz szkoły teatralnej Maksa 
Reinhardta w Berlinie i uczestnik powstania wielkopolskiego, z doświadcze-
niami w teatrach Poznania i Krakowa, wprowadził w życie koncepcję sceny 
objazdowej, odwiedzającej miasta całego Pomorza, włącznie z Trójmiastem 
pozbawionym stałego polskiego teatru. Za dyrekcji Brackiego Teatr Ziemi 
Pomorskiej dysponował wyrównanym zespołem, regularnie współpracują-
cym z wybitnymi aktorami i reżyserami polskimi, m.in. Ludwikiem Solskim, 
Juliuszem Osterwą, Stanisławą Wysocką czy Kazimierzem Junoszą-Stępow-
skim. Bracki zdawał sobie sprawę, że teatr prowincjonalny nie może skupiać 
się wyłącznie na misji artystycznej, musi brać pod uwagę gusta niewykształ-
conej widowni. Potrafił jednak uczynić ze swojego teatru jedną z czołowych 
scen prowincjonalnych, prezentujących w północnej Polsce także dzieła 
wielkiego repertuaru, np. Dziady Adama Mickiewicza zagrane w sali Stoczni 
Gdańskiej (w roli Gustawa-Konrada wystąpił sam Władysław Bracki). 

Po reformie administracyjnej kraju wprowadzonej 1 kwietnia 1938 r. powstał 
tak zwany Wielki Toruń (dzięki włączeniu w obręb miasta sąsiadujących miej-
scowości) oraz Wielkie Pomorze (włączono do dotychczasowego wojewódz-
twa szereg powiatów z województw warszawskiego i poznańskiego, w tym 
Bydgoszcz). Misja Teatru Ziemi Pomorskiej wzrosła, obok prasy i radia stano-
wił trzecie medium mające równoważyć wpływy niemieckie w regionie. Kiedy 
wybuchła wojna, teatr grał jeszcze przez kilka dni inscenizację sensacyjnej 
sztuki Janusza Teodora Dybowskiego Tajny wywiad , w której były liczne alu-
zje do działalności tajnych służb III Rzeszy, oraz popularną niemiecką farsę 
Carla Laufsa i Wilhelma Jacoby’ego Dom wariatów.

7 września 1939 r. do Torunia wkroczyły oddziały Wehrmachtu, Teatr Ziemi 
Pomorskiej przestał istnieć, podobnie jak wszystkie polskie instytucje w mie-
ście Kopernika.



Dariusz Kosiński pisał w swoich Teatrach polskich. Historiach, 
że polska kultura ma charakter dramatyczno-przedstawieniowy. 
Zgadza się to z wizją Mieczysława Limanowskiego, że Toruń 
zwłaszcza w przestrzeni Starego Miasta wolno postrzegać jako 
jedną wielką scenę, w ramach której wydarzały się różnorodne 
teatra toruńskie. Spójrzmy na nie:

Toruń jako scena 
W dwudziestoleciu międzywojennym

Dwudziestolecie międzywojenne 
1920-1939

Teatr Ziemi Pomorskiej zatrzymuje działalność 
po śmierci marszałka Józefa Piłsudskiego (maj 1935 r.)6

nad Wisłą odbywa się celebra związana 
z przybyciem statku „Mickiewicz” wiozą-
cego prochy poety Juliusza Słowackiego 
do Krakowa (1927)2toczy się handel uliczny 

przy Ratuszu (1925)1

przy teatrze zatrzymuje się 
procesja Bożego Ciała (1929)

kolejny raz odwiedza miasto 
generał Józef Haller (1933)3 4 podczas uroczystości z okazji rocznicy 

bitwy warszawskiej 1920 r. przy pomniku 
Kopernika stają niewidomi weterani 
z psami przewodnikami (1933)5

Rok przed wybuchem wojny Toruń odwie-
dza marszałek Edward Rydz-Śmigły (1938)7

Teatra toruńskie dzieją 
się poza scenami, poza 
budynkami specjalnie 
do tego stworzonymi. Ale 
to także są przedstawienia, 
dramatyzacje – ukazujące, 
kim są, w co wierzą, 
jakimi ideami kierują się 
organizujący je mieszkańcy 
miasta Kopernika, 
nasi przodkowie.



Powrót (do) teatru

Wyzwolenie Torunia spod okupacji niemieckiej 1 lutego 
1945 r. wywołało falę entuzjazmu. Miasto nie zostało znisz-
czone w czasie działań wojennych, ale trzeba było odbudować 
wszystkie polskie instytucje. Szybko wracali do domów toru-
nianie, przyjeżdżały transporty repatriantów z ziem wschod-
nich. To był czas wymuszonej mobilności i przedsiębiorczości. 
Toruń na tym wiele zyskał. Wreszcie powstał uniwersytet, któ-
rego kadrę stanowili w dużej mierze repatriowani pracownicy 
dawnego Uniwersytetu Stefana Batorego w Wilnie, m.in. filo-
log klasyczny Stefan Srebrny i geolog-wizjoner teatru Mie-
czysław Limanowski. Toruń przyjął dwa zespoły aktorskie 
z likwidowanych teatrów z Wilna. Specjalny teatralny pociąg 
wjechał 15 maja 1945 r. na bocznicę dworca towarowego 
Toruń Mokre (dzisiejszy Toruń Wschodni) z artystami Miej-
skiego Teatru z Wielkiej Pohulanki (po 20 latach wrócił do 
Torunia Mieczysław Szpakiewicz, zmarł już w czerwcu 1945 r.) 
i Teatru Komedii Muzycznej Lutnia oraz kilkuset sztukami 
wileńskiego wyposażenia teatralnego. 

Dyrektorzy teatru w Toruniu zmieniali się raz za razem, w dużej 
mierze z powodu niestabilnego finansowania teatru. W marcu 
1945 r. z nominacją przyjechało trzech artystów: Kazimierz 
Rudzki, Władysław Bracki, ostatni przedwojenny dyrektor 

tej sceny, oraz Aleksander Rodziewicz. Bracki ostatecz-
nie przejął misję utworzenia teatru, a krótko współpracujący 
z nim Rudzki szybko zorganizował pierwsze wieczory teatralne 
z poezją (wiersze Szenwalda, Putramenta, Pasternaka) i pio-
senkami 1. Armii Wojska Polskiego. Już w październiku kiero-
wał teatrem Rodziewicz, a 1 grudnia 1945 r. dyrektorem został 
Wilam Horzyca. 

Na oficjalne otwarcie Teatru Ziemi Pomorskiej 16 czerwca 
1945 r. wystawiono Damy i huzary Aleksandra Fredry w reżyserii 
Stanisława Milskiego i scenografii Wiesława Makojnika. Duet 
ten zdominował toruńską scenę, grając głównie komedie 
(Pigmalion George’a B. Shawa, 23 VI, Moralność pani Dulskiej 
Gabrieli Zapolskiej, 30 VI) oraz sztuki sensacyjne jak S.O.S 
Tadeusza H. Kańskiego. W tej ostatniej premierze błyszczała 
urodą i talentem aktorskim Hanna Skarżanka, która dopiero co 
debiutowała w Wilnie. W przyszłości będzie wybitną aktorką 
warszawskich scen, zagra wiele ról w kinie, m.in. w kręconym 
w Toruniu westernie Jerzego Hoffmana Prawo i pięść (1964). 

Przed wojną istniał w Toruniu tylko jeden teatr. Po wyzwoleniu 
to się zmieniło. 17 sierpnia 1945 r. w Pałacu Dąmbskich przy 
ulicy Żeglarskiej wilnianka Janina Awgulowa zorganizowała 
przedstawienie dla setki dzieci. W 1950 stworzyła Teatr Zacza-
rowany Świat (działał do 2019 r.). 1 kwietnia 1946 r. do Torunia 
przeniósł się lalkowy Teatr Baj Pomorski powołany rok wcze-
śniej w Bydgoszczy przez wileńską scenografkę Irenę Pikiel-
Samorewiczową. Teatr zajął budynek przy ul. Piernikarskiej 9, 
gdzie w czasie okupacji działała scena kameralna niemiec-
kiego Stadttheater. 

1945

„Natychmiastowe ulokowanie licznych zespołów 
w mieście, gdzie wszystkie wolne pomieszczenia 
były wykorzystane na szpitale i powstające urzędy 
i instytucje, było absolutnie niemożliwe. Tak więc 
wielu wspaniałych aktorów, wraz z chorym dyr. 
Szpakiewiczem – długi czas mieszkało w wago-
nach na dworcu.” 

(J. Kozłowski, Chcecie mieć teatr?, [w:] 50 lat sceny toruńskiej, 
Toruń 1970, s. 59)

PRL

Moralność pani Dulskiej Gabrieli Zapolskiej, reż. Stanisław Milski, 30 VI 1945 r.
Siedzą: Irena Detkowska-Jasińska (Dulska), Konstanty Pągowski (Dulski), 
stoją od lewej: Maria Kościałkowska (Hesia), Józef Wasilewski (Zbyszko), 
Irena Tomaszewska (Mela).

„[…] był szczery aplauz widowni, były gromkie brawa 
przy otwartej kurtynie, były wybuchy szczerej wesołości 
w momentach odpowiednich, co świadczy wymownie, że 
publiczność toruńska posiada wyczucie komizmu i wyro-
biony smak artystyczny, nie dający się zbyć namiastką. 
Publiczność ta wychowana na świetnych tradycjach daw-
nej sceny toruńskiej, ma pewne skonkretyzowane wyma-
gania, których a la longue ignorować nie należy. Zdrowy 
ten objaw winien dać impuls zespołowi do podniesienia 
gry swej na poziom najwyższy.” 

(M. Dereżyński, Damy i huzary, „Robotnik Pomorski”, 
20.06.1945, nr 31, s. 3)

Scena zbiorowa z Dam i huzarów Aleksandra Fredry w reżyserii 
Stanisława Milskiego, 16 VI 1945 r. Od lewej: Alfred Łodziński 
(Rotmistrz), Konstanty Pągowski (Kapelan), Józef Wasilewski 
(Edmund) i Franciszek Rychłowski (Major).

Afi sz Moralności pani Dulskiej,
reż. Stanisław Milski

„Nowy Dzień Robotnika”, 
26.04.1945, nr 26, s. 4.

O Wacku piekarczyku, Jacku kucharczyku, 
pysznych Krzyżakach i toruńskim pierniku, 
reż. Joanna Piekarska, 1948 r.

Studenci UMK zakładają 
czapkę Kopernikowi, 1946 r.

Hanna Skarżanka (Eliza) i Władysław Surzyński 
(Higgins) w Pigmalionie George’a B. Shawa, 
reż. Stanisław Milski, 23 VI 1946 r.

Hanna Skarżanka (Ona) i Władysław Surzyński (Latarnik) 
w S.O.S. Tadeusza Kańskiego w reżyserii Stanisława Milskiego, 
20 X 1945 r.



22 grudnia 1945 r. wraz z premierą Szkoły żon Moliera w reżyserii Wilama 
Horzycy, zaczęły się „wielkie dni małej sceny” (według określenia Lidii 
Kuchtówny). Horzyca przyjechał do Torunia jako uznany reżyser i dyrektor czo-
łowych przedwojennych scen warszawskich i lwowskich, człowiek dojrzały, 
erudyta. Przez trzy sezony stworzył w małym mieście, z mało doświadczonym 
zespołem aktorskim, teatr w polskim stylu monumentalnym, pretendujący nie 
bez racji do miana teatru narodowego. Programowi artystycznemu Horzycy 
patronowały słowa Cypriana Norwida, że zadaniem teatru jest „organizowa-
nie wyobraźni narodowej” oraz poetycka wizja teatru ogromnego Stanisława 
Wyspiańskiego. W praktyce scenicznej oznaczało to dominację dramatu 
poetyckiego w repertuarze (m.in. Szekspir, Calderon, Norwid, Wyspiański), 
aktorstwo rapsodyczne eksponujące rolę słowa, monumentalne, symbo-
liczne inscenizacje, surowość, patos i misteryjną aurę spektakli. 

Horzyca wyreżyserował na toruńskiej scenie 20 premier. Tu powstała pierw-
sza powojenna polska premiera Snu nocy letniej Szekspira (30 III 1946 r.). 
Horzyca jako inscenizator we współpracy z Leonią Jabłonkówną (reżyseria) 
i Leonardem Torwirtem (scenografia) wystawił słynną komedię na dwóch 

kondygnacjach ogromnych schodów oraz podestów w układzie przypomi-
nającym scenę elżbietańską, co doskonale eksponowało umowność sztuki 
teatru. Schody i dynamiczne konstrukcje przestrzenne stały się charaktery-
stycznym elementem stylu inscenizacyjnego Horzycy i scenografii Torwirta. 
Wydarzeniem na skalę kraju była polska prapremiera Za kulisami Cypriana 
Norwida (21 XII 1946 r.), w której Horzyca rozegrał starcie dwóch postaw 
życiowych: pełnej blichtru i udawania maskarady balowej z wizyjną mistyką 
heroizmu antycznego Tyrteja. Prapremiera Orfeusza Anny Świrszczyńskiej 
(21 IX 1946 r.) i inscenizacja Życia snem Calderona (4 X 1947 r.) niosły meta-
fory doświadczeń wojennych. W powojennej debacie o roli realizmu i poezji 
w teatrze Horzycowa realizacja Dwóch teatrów Jerzego Szaniawskiego 
(28 X 1946 r.) opowiadała się po stronie teatru wizyjnego. A chatę podkra-
kowską z Wesela Stanisława Wyspiańskiego (2 IV 1947 r.) widział Horzyca 
na tle ponadnarodowego dramatu, że oto cały świat, szczególnie kultury 
zachodniej pogrążył się „w wegetatywności, w wygodzie i spokoju, w pra-
gnieniu ciszy i prawa do sielankowej śmierci.” (W. Horzyca, Wesele, pro-
gram spektaklu).

Repertuar jedynego teatru dramatycznego w niewielkim mieście musiał 
sprostać potrzebom widzów z różnych grup społecznych. Dlatego Horzyca 
wystawiał również chętnie oglądane komedie i spektakle muzyczne. Suk-
cesem kasowym były kostiumowe inscenizacje Moliera, Fredry i Bałuc-
kiego oraz widowiskowe operetki m. in. Nitouche (5 XII 1947 r.) i Król 
włóczęgów (26 XI 1946 r.), który to spektakl obejrzał co trzeci mieszkaniec 
ówczesnego Torunia. 

Horzyca odszedł z Torunia w 1948 r., kierował potem teatrami w Poznaniu 
i Wrocławiu, sporadycznie reżyserował. Umacniający się socrealizm wyrzucił 
go na margines życia teatralnego. W 1957 r. objął dyrekcję Teatru Narodo-
wego w Warszawie. Zmarł w 1959 r. Doświadczony wszelkimi trudami kiero-
wania teatrami zwykł żartować, że po jego śmierci „narodzi się” święty Wilam 
męczennik, patron dyrektorów teatralnych. 

Wilama Horzycy 
teatr narodowy

1945-1948

PRL

„Bo czymżeż w ostateczności 
jest teatr, „jako taki”’? 
Przebytkiem snów, 
niepojętą instytucją, w której 
co wieczór schodzą się ludzie, 
ukąpani aż po szyję, 
i wyżej, w całodziennej – 
może pozornej tylko – 
trzeźwości, by przez chwilę, 
czy przez parę godzin, 
bez reszty oddać się snom. 
[…] Tylko ani na chwilę 
zapomnieć nie wolno, 
że te sny są medium jego 
działania.” 

(Wilam Horzyca, Dwa teatry, program spektaklu, 1946 r.)

Dwa teatry Jerzego Szaniawskiego, reż. Wilam Horzyca, 
1946 r. W roli Dyrektora teatru (po prawej) gościnnie 
wystąpił popularny warszawski tragik, Karol Adwentowicz. 
Rolę Chłopca zagrał Zdzisław Salaburski.

Leon Gołębiowski i Maria Mincerówna 
w tytułowych rolach w Romeo i Julii 
Williama Szekspira, reż. Wilam Horzyca, 
1947. Spektakl zdobył III nagrodę na Festiwalu 
Szekspirowskim w Warszawie w 1947 r.

Scena zbiorowa w Za kulisami Cypriana Norwida, 
reż. Wilam Horzyca, 1946 r.

Wilam Horzyca (drugi od lewej) z zespołem 
po otwierającej jego dyrekcję premierze 
Szkoły żon Moliera, 1945 r. Pierwszy z prawej: 
scenograf Leonard Torwirt.

Rzemieślnicy odgrywający scenkę „Pyram i Tyzbe” w Śnie 
nocy letniej, reż. Leonia Jabłonkówna, insc. Wilam Horzyca, 
1946 r. Występują od lewej: Aleksander Gajdecki (Pigwa), 
Franciszek Rychłowski (Pyram), Romuald Malkowski 
(Księżyc), Edward Marczewski (Ściana), Tadeusz Fijewski 
(Tyzbe), Stanisław Kubiński (Lew). 

Scena fi nałowa w Weselu Stanisława Wyspiańskiego, 
reż. Wilam Horzyca, scen. Leonard Torwirt, 1947 r.

Wilam Horzyca (1889-1959)



Teatr socrealizmu 
i odwilży 
październikowej

1948-1958
Sezon 1948/49 był kryzysowy. Wilam Horzyca odszedł do Poznania z częścią 
zespołu, rok później upaństwowiono teatr w Toruniu, łącząc go w jedną instytucję 
ze sceną w Bydgoszczy, co rusz zmieniali się dyrektorzy, co niekorzystnie wpły-
wało na poziom artystyczny. Do tego władze PRL proklamowały jedynie słuszną 

doktrynę realizmu socjalistycznego, która doprowadziła do okrojenia repertu-
aru i dominacji tzw. „produkcyjniaków”, sztuk przedstawiających walkę klasową, 
z chłopem lub robotnikiem jako wzorcowym bohaterem. Najbardziej znamien-
nym przykładem była Brygada szlifierza Karhana Vaška Káni, w Polsce przyjęta 
jako manifest teatru robotniczego po łódzkiej premierze w reż. Kazimierza Dejmka 
(Teatr Nowy, 1949), a w Toruniu wystawiona w 1950 r. przez Aleksandra Rodzie-
wicza. Teatr tego czasu miał stać się teatrem dla klasy robotniczej. Służyły temu 
systemowe ułatwienia dostępu do kultury. W podsumowaniu pierwszego półro-
cza sezonu 1948/49 Rodziewicz pisał w typowy dla ówczesnej nowomowy spo-
sób: „dyrekcja teatru wystąpiła z inicjatywą i rozprowadziła wśród Świata Pracy 
bloczki ulgowe, które pozwalają w dowolnym dniu i o dowolnej godzinie nabyć 
bilet ulgowy. Z tej innowacji dyrekcji skorzystało już dotychczas 33 tysiące osób. 
Ogólna frekwencja osób wykazuje wybitny udział Świata Pracy, gdyż na 79469 
osób Świat Pracy obejmuje 69815 osób.” 

Krótkim wyłomem w socrealistycznym trendzie było kierownictwo artystyczne 
Tadeusza Byrskiego, który w jednym tylko sezonie przywrócił sztuki klasyczne 
do repertuaru, m.in. Moliera, Fredrę, Słowackiego. Prawdziwy przełom wywołała 
dopiero Maria d’Alphonse (1956-1958), hołdująca wnikliwym studiom psychiki 
ludzkiej i zarazem teatrowi odważnemu. Wprowadziła toruńską scenę w klimat 
przemian polskiego Października 1956 r. Jej inscenizacja Ostrego dyżuru Jerzego 
Lutowskiego (luty 1956) – prezentacja konfliktu wewnętrznego chirurga, daw-
nego żołnierza AK, który ma operować partyjnego dygnitarza – miała premierę 
w dniach, gdy w Moskwie odbywał się słynny XX Zjazd KZPR. W więzieniach 
siedziało wtedy wiele ofiar stalinowskich procesów, a rehabilitacja akowców 
miała się dopiero zacząć. To d’Alphonse wyreżyserowała na toruńskiej scenie 
pierwszą polską inscenizację głośnego amerykańskiego dramatu Tennessee 
Williamsa Tramwaj zwany pożądaniem (21.12.1957). Jako wychowanka Reduty 
Juliusza Osterwy i Mieczysława Limanowskiego d’Alphonse dążyła do dosko-
nalenia wszechstronności aktorów: od ról tragicznych (np. Maria Stuart Juliu-
sza Słowackiego), przez dramaty psychologiczne (Ibsen, Czechow), po komedie. 
W 1958 r. ustąpiła kierownictwo teatru Hugonowi Morycińskiemu, na wiele lat 
pozostając na stanowisku reżyserki. W sumie wystawiła w Teatrze Ziemi Pomor-
skiej ponad 50 premier. 

W epoce PRL-u własny teatr uliczny usta-
nowiła władza ludowa, urządzając z wiel-
kim rozmachem obchody 1 maja. Tego 
dnia pochodom przez toruńską Starówkę 
towarzyszyły w latach 50-tych widowiska 
przypominające średniowieczne pageants –  
ukazujące „imperialistów” w postaci wiel-
kich kukieł i groteskowych masek.   
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Igraszki z diabłem Jana Drdy, 
reż. Aleksander Rodziewicz, 1949.

Zemsta Aleksandra Fredry, reż. Irena Byrska, 1952.Studenci UMK przebrani za imperialistów 
w pochodzie 1 maja 1952 r.

Lekarz mimo woli Moliera, reż. Tadeusz Byrski, 1952. 

Balladyna Juliusza Słowackiego, reż. Malwina Szczepkowska, 
1953. Na pierwszym planie od lewej: Elżbieta Skorynianka (Alina), 
Zbigniew Gawroński (Kirkor), Zofi a Molska (Matka), Maria Chodecka 
(Balladyna).

Tadeusz Tusiacki jako Stanley Kowalski 
i Tatiana Pawłowska w roli Stelli Kowalski 
w Tramwaju zwanym pożądaniem 
Tennessee Williamsa, reż. Maria d’Alphonse, 
1957.

Rewizor Mikołaja Gogola w reż. Henryka Barwińskiego 
ze scenografi ą Leonarda Torwirta, 1948.



Człowiek teatru. 
Hugo Moryciński

1958-1972

Nie sposób w ramach tak małej wystawy przedstawić 
wszystkie aspekty życia teatralnego w Toruniu, nie roz-
wijamy na przykład wątku losów artystów teatru w czasie 
II wojny światowej. Na przykładzie wybitnego dyrektora 
Hugona Morycińskiego (1904-1973) przedstawiamy 
jeden z życiorysów dość typowych dla artystów teatru 
XX w. – drogę życia i pracy w teatrze złożoną z wędró-
wek od sceny do sceny, doświadczeń wojennych i obo-
zowych, artystycznych, które w tym akurat wypadku 
złożyły się na pełną sukcesów biografię „Moryca”, jak 
nazywali swojego dyrektora aktorzy. Po śmierci Mory-
cińskiego we wspomnieniowym artykule w „Życiu War-
szawy” napisano o nim:
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(„Życie Warszawy” 1973 nr 142)

afi sz I edycji FTPP

Hugo Moryciński, 
przedwojenne zdjęcie 
legitymacyjne 

Leon Schiller

Godło Reduty

1925 – ukończył Gimnazjum im. Mikołaja Reja w Kielcach, zadebiutował 
w Teatrze Miejskim w Lublinie rolą Bekwarka w Królewskim jedynaku 
Lucjana Rydla

1930-1933 – współpracuje z Redutą – pełni funkcję sekretarza jednego z naj-
ważniejszych teatrów w historii polskiej kultury, założonego w 1919 r. przez 
Juliusza Osterwę i Mieczysława Limanowskiego i będącego laboratorium 
nowego polskiego teatru 

1933-1936 – sekretarz literacki w Teatrze Polskim i Małym w Warszawie, sekre-
tarz generalny TKKT – Towarzystwa Krzewienia Kultury Teatralnej, instytucji 
powołanej do wspierania scen warszawskich w okresie największego kryzysu 
ekonomicznego. 
Równocześnie studiuje na prowadzonym przez Leona Schillera Wydziale 
Reżyserii Państwowego Instytutu Sztuki Teatralnej (PIST), istniejącej od 
1932 r. pierwszej państwowej szkoły teatralnej w Polsce. Wydział Reżyserii, na 
którym studiował Moryciński, był drugą na świecie (po moskiewskim GITIS-ie) 
placówką kształcącą systematycznie reżyserów

1935 – debiut reżyserski w warszawskim Teatrze Powszechnym: Damy i huzary 
Aleksandra Fredry 

1936-1939 – dyrektor Teatru Popularnego i Polskiego w Łodzi, następnie 
połączonych Teatrów Miejskich w Łodzi

1939-44 – pracuje fizycznie w Warszawie przy produkcji pasty do butów

1944-1945 – bierze udział w powstaniu warszawskim, po kapitulacji otrzy-
muje tak jak wielu innych artystów fikcyjną legitymację Armii Krajowej (pod-
porucznika o pseudonimie „Hugo”), aby mógł względnie bezpiecznie opuścić 
Warszawę. Trafia do oflagu w Murnau, gdzie bierze czynny udział jako reżyser 
w działalności teatru obozowego

1946-50 – wraca w rodzinnie strony, obejmuje stanowisko dyrektora i kie-
rownika artystycznego Teatru im. S. Żeromskiego w Kielcach. Zdobywa 
nagrodę na Festiwalu Szekspirowskim za inscenizację Snu nocy letniej Wil-
liama Szekspira (1947), a także na Festiwalu Sztuk Radzieckich za Burzę Alek-
sandra Ostrowskiego (1950)

1950-52 – kierownik artystyczny Teatru Dramatycznego w Szczecinie, 
gościnnie reżyseruje w innych teatrach, w latach 1952-55 – reżyser etatowy

1955-58 – dyrektor Teatru Ziemi Rzeszowskiej (od 1957 r. pod nazwą Teatr 
im. Wandy Siemaszkowej w Rzeszowie)

1958-1972 – dyrektor Teatru Ziemi Pomorskiej w Toruniu (do 1961 r. także 
w Bydgoszczy). Na inaugurację wystawia inscenizację dramatu Stefana 
Żeromskiego Uciekła mi przepióreczka

1959 – inicjator i organizator Festiwalu Teatrów Polski Północnej (FTPP) 
w Toruniu, pierwszej tego typu imprezy o charakterze ogólnopolskim 

1960 – podczas inauguracji II FTPP odbywa się uroczyste nadanie teatrowi 
imienia Wilama Horzycy 

1961 – następuje usamodzielnienie Teatru im. Wilama Horzycy

27 marca 1965 r. – z okazji jubileuszu 40-lecia pracy artystycznej wystawia 
Dziady Adama Mickiewicza ze scenografią Antoniego Tośty 

19 listopada 1965 r. – premiera Wesela Stanisława Wyspiańskiego w reżyse-
rii Kazimierza Brauna

29 stycznia 1967 r. – premiera Wizyty starszej pani Friedricha Dürrenmatta, 
reżyseruje Kazimierz Braun, a w roli głównej występuje Zofia Melechówna

3 stycznia 1970 r. – premiera Hamleta Williama Szekspira w reżyserii Jana 
Maciejowskiego, ze scenografią Zofii Wierchowicz (słynna „maszyna do gra-
nia Szekspira”). Reżyser wyeksponował motywowane erotycznie relacje mię-
dzy postaciami

1972 – z końcem roku Hugo Moryciński odchodzi z teatru ze względu na zły 
stan zdrowia

12 czerwca 1973 r. – umiera w Toruniu, zostaje pochowany na Cmentarzu 
Wojskowym 

„Był człowiekiem, 
któremu praca w teatrze 
wypełniała całe życie, 
pochłaniała całą 
energię. Nie miał nigdy 
kompleksu prowincji. 
Tu chciał pracować 
i tworzyć i tu tworzył 
aktorski zespół, 
inscenizował swe 
przedstawienia, 
niektóre głośne 
i znaczące.” 

Hugo Moryciński po lewej czarnym fraku i cylindrze z zespołem
Teatru im. W. Horzycy na Jordankach, prawdopodobnie podczas 
obchodów Dni Miasta.

Scena zbiorowa z Nocy listopadowej Stanisława Wyspiańskiego, 
reż. Hugo Moryciński, 1963. Nagroda na V FTPP za reżyserię, 
scenografi ę, opracowanie muzyczne. 

Dziady Adama Mickiewicza w reż. Hugona Morycińskiego
i scenografi i Antoniego Tośty, 1965.

Hugo Moryciński w spektaklu Świerszcz 
za kominem Charlesa Dickensa, reż. Jerzy 
Śliwa, TZP – Scena w Bydgoszczy, 1960. 

W środku H. Moryciński podczas XII FTPP 
(1970).

H. Moryciński jako dyrektor Teatru 
im. Wilama Horzycy (1958-1972). 
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Teatr im. Wilama Horzycy 
za dyrekcji Hugona 
Morycińskiego

1958-1972

To właśnie Hugo Moryciński doprowadził do nadania teatrowi w Toruniu 
imienia Wilama Horzycy (1960), krótko po śmierci wybitnego artysty. Sam 
z sukcesami reżyserował w Toruniu i Bydgoszczy polską klasykę dramatu 
narodowego: Kordiana (scena w Bydgoszczy, 1959) i Horsztyńskiego Juliu-
sza Słowackiego (1970), Noc listopadową Stanisława Wyspiańskiego (1963) 
oraz Dziady Adama Mickiewicza (1965). Krytycy doceniali oryginalne rozwią-
zania dramaturgiczne, polifoniczną strukturę spektakli, wnikliwe ujęcia głów-
nych bohaterów przy zachowaniu świetnie prowadzonych scen zbiorowych 
oraz plastyczny kształt inscenizacji, który projektował jego główny współpra-
cownik, scenograf Antoni Tośta. 

Moryciński zapraszał do swojego teatru przedstawicieli nowego pokolenia 
reżyserów. Na dwa sezony związał się z Toruniem Kazimierz Braun. W tonie 
pamfletu na polskie „weselne społeczeństwo” wystawił Wesele Stanisława 
Wyspiańskiego (1965), a jego specjalnością stały się inscenizacje najnowszej 
dramaturgii europejskiej: prapremierowa „gniewna” sztuka Johna Osborne’a 
Nie do obrony (1966), Dobry człowiek z Seczuanu Bertolta Brechta (1966) 
i Wizyta starszej pani Friedricha Dürrenmatta (1967). Regularnie zaczęła 

reżyserować Krystyna Meissner, początkowo realizując repertuar kome-
diowy, ale jej Romulus Wielki Friedricha Dürrenmatta z 1969 r. ze znakomitą 
rolą Wiesława Drzewicza zapowiadał już reżyserską osobowość, jaką obja-
wiła w Toruniu w połowie lat 80-tych.

Wydarzeniem roku 1970 stał się Hamlet zrealizowany przez Jana Macie-
jowskiego i Zofię Wierchowicz w scenerii tzw. „maszyny do grania Szek-
spira”, gdzie konstrukcje z podestów, schodów, brył i ścian tworzyły zimny 
i mroczny Elsynor z blachy i nadpalonego drewna. Hamlet w kreacji Marka 
Bargiełowskiego był zapalczywym, gwałtownym i opętanym pożądaniem 
młodzieńcem, gardzącym moralnością i buntującym się przeciwko bezsen-
sowi ludzkiego życia. 

Najważniejszym dziełem Morycińskiego w dziedzinie życia teatralnego stało 
się powołanie w Toruniu pierwszej w Polsce regionalnej imprezy teatralnej 
o stałym charakterze: Festiwalu Teatrów Polski Północnej. 

Jerzy Radwan (Wielki Książę) i Tatiana Pawłowska (Joanna Grudzińska)
w Nocy listopadowej Stanisława Wyspiańskiego, reż. Hugo Moryciński, 1963. 
Nagroda na V FTPP dla Jerzego Radwana za rolę Księcia Konstantego.

Zofi a Melechówna jako Klara Zachanassian w Wizycie starszej pani 
Friedricha Dürrenmatta, reż. Kazimierz Braun, 1967.

„Wstrząsająco zagrała Klarę Zachanassian Zofi a Melechówna, umiejętnie 
dozując okrucieństwo, cynizm, obojętność i manipulację; zmieniając maski 
damy, dziwki, dobroczyńcy, egzekutora sprawiedliwości i mściciela. 
Wielka, wielka rola, rzadko widuje się takie role poza największymi scenami.” 

(Kazimierz Braun, Mój Toruń, [w:] 80 lat teatru w Toruniu, red. J. Skuczyński, Toruń 2000, s. 373)

Włodzimierz Panasiewicz 
(Konrad) i Jerzy Ernz (Ksiądz Piotr) 
w Dziadach Adama Mickiewicza, 
reż. Hugo Moryciński, 1965. 

Hamlet Williama Szekspira, reż. Jan Maciejowski, 
scen. Zofi a Wierchowicz, 1970.

Wesele Stanisława Wyspiańskiego, reż. Kazimierz Braun, scen. Antoni Tośta, 1965.



Toruń miastem 
festiwali teatralnych

Epoka festiwali teatralnych w Toruniu rozpoczęła się w czerwcu 1959 r. Powo-
łany wtedy przez Hugona Morycińskiego Festiwal Teatrów Polski Pół-
nocnej był pierwszym w Polsce regionalnym, corocznym przeglądem, na 
którym swoje najlepsze spektakle pokazywały teatry od Szczecina, przez 
Bydgoszcz, Toruń, Gdańsk, Olsztyn, po Białystok. Od początku festiwal 
odbywał się w atmosferze święta dla całego miasta, a mieszkańcy i goście 
wypełnili widownię po brzegi. Na największe wydarzenie festiwalowe – spek-
takl Kapelusz pełen deszczu Teatru Wybrzeże z Gdańska, debiut reżyserski 
Andrzeja Wajdy z udziałem Zbigniewa Cybulskiego – bilety można było kupić 
u „koników”. Konrad Górski podsumowywał: „przez 10 dni nastrój nieustan-
nie trwającego święta, a kuluary teatralne zamienione w salon literacki, gdzie 
ludzie gorączkowo dyskutowali, przekazując sobie nawzajem własne wra-
żenia i refleksje. Toruń poczuł się przez pewien czas stolicą kulturalną Pol-
ski.” (Toruński festiwal teatralny, „Tygodnik Powszechny” 1959, nr 31). Konrad 
Eberhardt zobaczył w Toruniu szansę na polską wersję festiwalowego Awi-
nionu: „ulice jego nie są mniej malownicze od Awinionu czy Aix en Provence, 
a zamek krzyżacki nie byłby gorszym tłem dla widowisk teatralnych niż pałac 
papieży.” (Dionizje toruńskie, „Ekran” 1960, nr 28). 

Najlepszym okresem w historii FTPP były lata 60-te, kiedy triumfy święciło 
nowe pokolenie reżyserów i scenografów. Laury zdobywały szczecińskie 
inscenizacje Jana Maciejowskiego, który w 1970 r. z toruńskim zespołem zre-
alizował również obsypanego nagrodami Hamleta. Gorąco dyskutowano 
o nowoczesności inscenizacyjnej realizacji najnowszego dramatu europej-
skiego i polskiego. Festiwal wyszedł w plener – w murach zamku krzyżac-
kiego i ratusza grano m.in. inscenizacje sztuk Szekspira. W maju 1989 r. odbył 
się ostatni XXXI FTPP. Kierująca wtedy toruńską sceną Krystyna Meissner 
zamknęła pewną epokę, tworząc w miejsce FTPP Międzynarodowy Festi-
wal Teatralny KONTAKT.

W 1960 r. powstał również pionierski – Festiwal Teatrów Lalkowych Polski 
Północnej powołany przez wybitnego dyrektora Teatru Baj Pomorski, Stani-
sława Stapfa. Początkowo oba festiwale odbywały się w podobnym okresie 
(maj/czerwiec), razem dając miastu dwutygodniowe teatralne święto, a śro-
dowisku lalkarskiemu okazję do zaistnienia w szerszym obiegu. Żywot tego 
festiwalu zamknął się w sześciu edycjach. W 1994 r. Czesław Sieńko zainicjował 

Toruńskie Spotkania Teatrów Lalek, festiwal ogólnopolski, szybko przekształ-
cony w imprezę międzynarodową. Do dziś każdej jesieni w Baju Pomorskim 
odbywa się Międzynarodowy Festiwal Teatrów Lalek SPOTKANIA, gosz-
czący mistrzów sztuki animacji z całego świata. 

FTPP zasiało pomysł jeszcze jednego festiwalu. W towarzyszących mu spek-
taklach małych form teatralnych granych w festiwalowym Klubie „Iskra” Wie-
sław Geras dostrzegł potencjał na osobny przegląd teatrów jednego aktora. 
Pomysł został zrealizowany najpierw we Wrocławiu jako Ogólnopolski Festi-
wal Teatrów Jednego Aktora. Stamtąd w 1976 r. festiwal przywędrował do 
Torunia i zagościł na dwadzieścia lat w budynku Baja Pomorskiego. Tu obja-
wiał się monodramowy talent Ireny Jun, Doroty Stalińskiej, Jana Peszka. OFTJA 
trwały do 1996 r., a jego tradycję kontynuują od 2006 r. Toruńskie Spotkania 
Teatrów Jednego Aktora organizowane przez Teatr Baj Pomorski.
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Zbigniew Cybulski (Johnny Pope) i Edmund Fetting (Polo Pope) w Kapeluszu 
pełnym deszczu M. V. Gazzo w reż. Andrzeja Wajdy, Teatr Wybrzeże w Gdańsku, 
1959. Rozgłosu spektaklowi dodawała jeszcze świeża pamięć premiery kinowej 
Popiołu i diamentu Andrzeja Wajdy z Cybulskim w roli Maćka Chełmickiego 
(październik 1958). 

Karnety XVII FTPP 1975.Dorota Stalińska w monodramie Żmija 
nagrodzonym na XIII OFTJA w Toruniu (1978). 

Wyróżniona na XII FTPP za rolę Gertrudy Tatiana Pawłowska 
i nagrodzony za rolę Hamleta Marek Bargiełowski w Hamlecie 
w reż. Jana Maciejowskiego, 1970. Spektakl zebrał ponadto 
nagrody za reżyserię, scenografi ę (Zofi a Wierchowicz) 
i dla aktorki młodego pokolenia Teresy Marczewskiej (Ofelia). 

Heroldzi otwierający paradę festiwalową 
podczas II FTPP (1960).

Teatr Ziemi Pomorskiej podczas 
I FTPP (1959).

Parada lalkarska ul. Szeroką na otwarcie 
Festiwalu Teatrów Lalkowych Polski Północnej.



Karnawał „Solidarności” 
i czas stanu wojennego
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Na przełomie lat 70-tych i 80-tych toruńska scena nadrabiała zale-
głości w wystawianiu dramaturgii najnowszej i reagującej na nara-
stające napięcia społeczno-polityczne. Po krótkiej dyrekcji Michała 
Rosińskiego (1973-1976) kierownictwo Teatru im. Wilama Horzycy 
objął Marek Okopiński (1976-1983), który regularnie wprowadzał 
do repertuaru inscenizacje dramatów Sławomira Mrożka (Emi-
granci, 1976, Krawiec, 1978, a w 1981 r. Pieszo i Ambasador), Witka-
cego (W małym dworku, 1978, Szewcy, 1982), Witolda Gombrowicza 
(Iwonę, księżniczkę Burgunda Witolda Gombrowicza wyreżyserowała 
w 1977 r. Krystyna Meissner). Wydarzeniem stały się Radosne dni 
Samuela Becketta (1977) w reżyserii Okopińskiego i z gościnną rolą 
Haliny Winiarskiej jako Winnie. 

Kryzysowy rok 1981 teatr w Toruniu zaczął satyrą Jerzego Dobrowol-
skiego i Stanisława Tyma na okres „błędów i wypaczeń” (Ciemny 
grylaż), ale zamykał już premierą pod znamiennym tytułem: Bez inge-
rencji cenzury. Montaż wierszy poetów Nowej Fali (m.in. Stanisława 
Barańczaka, Juliana Kornhausera, Ewy Lipskiej) był nową wersją gło-
śnego przedstawienia Elżbiety Bukowińskiej w Teatrze Powszechnym 
w Warszawie, które otrzymało Nagrodę Solidarności na XXI Kaliskich 
Spotkaniach Teatralnych i zostało zdjęte z afisza po wprowadzeniu 
stanu wojennego. Na miesiąc przed 13 grudnia 1981 premiera Amba-
sadora Sławomira Mrożka (reż. Marek Okopiński) była już wprost roz-
prawą o totalitaryzmie władzy w państwach bloku wschodniego. Na 
tym skończył się karnawał wolności. „Solidarność” Artystów Sceny 
i Filmu ogłosiła bojkot państwowej telewizji i radia. Teatry działały 
nadal, ale przy zaostrzonej cenzurze. W 1984 r., kiedy Krystyna Meis-
sner będzie realizować Balladynę Juliusza Słowackiego, cenzura 
zdejmie sceny z tłumami i finałową pieśń, argumentując, że „symbo-
lizują opozycję w kraju i sugerują widzom obraz dzisiejszej Polski jako 
państwo bezwolne, niemogące wyjść z kryzysu, tak politycznego, jak 
i gospodarczego.” (Teatr drugiego obiegu: materiały do kroniki stanu wojennego, 

Warszawa 2000, s. 118)

Brak wolności słowa sprawił, że teatr nie mógł się stać medium 
najważniejszych narodowych debat. Zastąpiły go w czasie stanu 
wojennego kościoły i kaplice, gdzie grano popularne wtedy poetyc-
kie wieczernice aktorskie (np. Treny Jeremiasza, 1982), monodramy 
(występowała m. in. legendarna warszawska aktorka i dysydentka 
Halina Mikołajska) lub spektakle grup alternatywnych, jak Teatr 
Ósmego Dnia.

Najważniejszą sceną narodową stanu wojennego stały się place 
i ulice miasta. 1 maja 1982 r. na Rynku Staromiejskim Torunia odbyła 
się manifestacja przeciw reżimowi gen. Wojciecha Jaruzelskiego, 
w której wzięło udział ok. 10 tysięcy torunian. Demonstrację spacy-
fikowało ZOMO (Zmotoryzowane Odwody Milicji Obywatelskiej). 
3 maja 1982 r. wychodzący z wieczornej mszy rocznicowej w Kościele 
pw. Św. Ducha zostali zaatakowani z użyciem pałek, gazów łzawią-
cych i armatek wodnych, wielu aresztowano.

W czasie tego kryzysu, we wrześniu 1983 r., dyrekcję Teatru im. Wilama 
Horzycy objęła Krystyna Meissner. Obwieszczając „zmianę kierunku 
myślenia o teatrze”, zaczęła odważnie od inscenizacji Kartoteki Tade-
usza Różewicza. Janusz Skuczyński pisał, że było to przedstawienie 
„jak najbardziej współczesne w swoich treściach, pokazywanych języ-
kiem ostrym, agresywnym, aż do artystycznej prowokacji włącznie.” 
(Od „Kartoteki” do „Wesela”: trzynaście i pół (prawie) sezonu teatralnego Krystyny Meis-

sner, [w:] Teatr im. Wilama Horzycy 1980-2000, red. B. Banasik, Toruń 2000, s. 5.)

 

PRL

Grażyna Leśniak w roli tytułowej 
w Marii Stuart Juliusza Słowackiego, 
reż. Marek Okopiński, 1977. 

Halina Winiarska jako Winnie 
w Radosnych dniach Samuela Becketta, 
reż. Marek Okopiński, 1977.

Zofi a Melechówna jako Królowa Małgorzata 
w Iwonie, księżniczce Burgunda Witolda 
Gombrowicza, reż. Krystyna Meissner, 1977.

W małym dworku Witkacego, reż. Eugeniusz Aniszczenko, 
1978. Przy stole od lewej: Wanda Kalinowska (Amelka), 
Monika Dąbrowska (Zosia), Józef Józefczak (Pasiukowski) 
i Anna Januszewska jako Widmo Matki.

Czesław Stopka (Konrad) i Barbara 
Baryżewska (Muza) w Wyzwoleniu 
Stanisława Wyspiańskiego, 
reż. Michał Rosiński, 1973.

Bez ingerencji cenzury, reż. Elżbieta Bukowińska, 1981. 
Na czele: Włodzimierz Maciudziński, czwarta w rzędzie 
Teresa Stępień-Nowicka.
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Krystyna Meissner
- eklektyczny repertuar
i „wieczory polskie”

Kiedy w 1983 r. Krystyna Meissner rozpoczynała dyrekcję w Teatrze im. 
Wilama Horzycy, kobiet reżyserek i dyrektorek teatrów w polskim środowi-
sku prawie nie było. W Toruniu objawiła się jako dojrzała, silna i niezależna 
artystka, przecierając szlaki kolejnemu pokoleniu reżyserek teatralnych. 
Swoją koncepcję programową dla toruńskiej sceny oparła Meissner na 
kilku filarach: współczesnym repertuarze reagującym na aktualne wyda-
rzenia, nurcie spektakli muzycznych nawiązującym do przedwojennych 
tradycji operowo-operetkowych toruńskiej sceny, a także na konsekwent-
nym wzmacnianiu zespołu aktorskiego i debiutach reżyserskich. W efekcie 
znakiem rozpoznawczym jej teatru stał się repertuar eklektyczny – róż-
norodny literacko i estetycznie, rozbudowany inscenizacyjnie i kameralny, 
realizowany „po bożemu” w ramach miejscowej sceny pudełkowej, ale 
też zaskakujący eksploracją nietypowych i nowych przestrzeni w samym 
budynku teatru (Scena na Zapleczu) i w mieście. 

Reżyserska wyobraźnia Krystyny Meissner spełniała się w Toruniu 
w trzech nurtach. Od inaugurującej jej dyrekcję Kartoteki Tadeusza 
Różewicza regularnie realizowała polskie i światowe dramaty napisane 
w XX w.: Zmierzch Izaaka Babla (1987), Operetkę Witolda Gombrowi-
cza (1988), Niepokoje wychowanka Törlessa Roberta Musila (1993) czy 
Fernando Krapp napisał do mnie ten list Tankreda Dorsta (1994). Chęt-
nie wystawiała dramaturgię rosyjską i radziecką, w tym zainscenizowaną 
w formie teatru jarmarcznego Pchłę Eugeniusza Zamiatina (1989) graną 
w przestrzeni dawnego fortu pruskiego. Najsilniej teatralna wyobraźnia 
Meissner wyraziła się w inscenizacjach klasyki polskiego dramatu, które 
za tytułem premiery Wieczór polski (1990) złożonej z Nie-Boskiej komedii 
Zygmunta Krasińskiego i Małej Apokalipsy Tadeusza Konwickiego, Janusz 
Skuczyński objął wspólnym hasłem „teatralnych wieczorów polskich”. 
Obok wspomnianego przedstawienia złożyły się na nie: Balladyna Juliu-
sza Słowackiego (1984), Zemsta Aleksandra Fredry (1994) i zamykające 

dyrekcję Meissner Wesele Stanisława Wyspiań-
skiego (1996). Wspólną cechą spektakli były prowa-
dzone w nich „gry z polskością” w zmieniającej się 
sytuacji społeczno-politycznej od stanu wojennego 
do skutków przełomu 1989 r. Sprawy Polaków jawiły 
się zawsze Meissner jako „teatr w teatrze”, a współ-
twórczynią jej „teatralnego teatru” była scenografka 
Aleksandra Semenowicz. 

Krystyna Meissner umożliwiła debiut kilkunastu 
reżyserom pokolenia, które wkraczało na scenę 
w połowie lat 80-tych. W Toruniu debiutował Piotr Cieplak. Zaczął 
skromnie, ale z teatralnym wyczuciem i pomysłem, jednoaktówkami Fre-
dry wystawionymi w górnym foyer teatru (Jestem zabójcą i Pierwsza lep-
sza, 1989), a już w Żołnierzu królowej Madagaskaru (1990) objawił się jako 
wytrawny kreator widowiskowego wodewilu z muzyką graną na żywo. 
Na toruńskiej scenie powstała pierwsza inscenizacja Szekspirowska nie-
znanego wtedy jeszcze Krzysztofa Warlikowskiego – Kupiec wenecki 
(1994), ze scenografią Małgorzaty Szczęśniak, z którą dziś tworzy jeden 
z najważniejszych polskich tandemów reżysersko-scenograficznych. Za 
dyrekcji Meissner z powodzeniem reżyserowali w Toruniu będący na 
początku swej drogi teatralnej Marek Fiedor (Nie igra się z miłością 
Alfreda de Musseta, 1994) oraz Iwona Kempa (Karykatury Jana A. Kisie-
lewskiego, 1996), której w 2006 r. Jadwiga Oleradzka powierzy kierownic-
two artystyczne toruńskiej sceny.

W 1991 r. Meissner stworzyła Międzynarodowy Festiwal Teatralny 
KONTAKT, za co otrzymała w 1994 r. prestiżowy „Paszport Polityki”.

1983-1996

Pchła Eugeniusza Zamiatina, reż. Krystyna Meissner, 1989. 
Scena zbiorowa spektaklu granego w forcie pruskim.

Niepokoje wychowanka Törlessa Roberta Musila, 
reż. Krystyna Meissner, 1993. Na pierwszym planie Niko Niakas 
w roli Kanta, po prawej Sławomir Maciejewski (Törless).

Wieczór polski (Nie-boska komedia Z. Krasińskiego), 
reż. Krystyna Meissner, 1990. W centrum Mirosław 
Kropielnicki jako hrabia Henryk.

Zespół Teatru im. Wilama Horzycy za dyrekcji Krystyny Meissner, 
1992 r., w dekoracjach Wariatki z Chaillot.

Krystyna Meissner podczas MFT KONTAKT’94.

Grana we foyer teatru na piętrze jednoaktówka Jestem zabójcą 
Aleksandra Fredry, reż. Piotr Cieplak, 1989. Od lewej: Witold 
Tokarski (Filip), Jerzy Gliński (Kokoszkiewicz), Jolanta Teska (Klara).

Projekt scenografi czny Małgorzaty 
Szczęśniak do Kupca weneckiego 
w reż. Krzysztofa Warlikowskiego, 1994. 

Jolanta Teska jako Porcja 
i Włodzimierz Maciudziński 
jako Żyd Shylock w Kupcu 
weneckim Williama Szekspira, 
reż. Krzysztof Warlikowski, 1994.
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Fasada teatru w czasie trwania festiwalu „Kontakt”.

Caritas. Dwie miuty ciszy , idea i reż. Lies Pauwels 
(2010). W centrum Agnieszka Wawrzkiewicz.

Międzynarodowy 
Festiwal Teatralny 
„Kontakt” 

Od 1991 roku

Międzynarodowy Festiwal Teatralny „Kontakt” powołała Krystyna 
Meissner w 1991 r., kiedy stało się jasne, że wyczerpała się formuła Festi-
walu Teatrów Polski Północnej. Przemiany społeczno-polityczne w Euro-
pie – upadek muru berlińskiego, koniec dominacji Związku Radzieckiego, 
otwarcie na Zachód, wreszcie częściowo wolne wybory 4 czerwca 
1989 r. w Polsce i powołanie pierwszego niekomunistycznego premiera 
rządu RP, Tadeusza Mazowieckiego – otworzyły nowe możliwości także 
w obszarze kultury. 

Od początku istnienia MFT „Kontakt” przyświeca sformułowana przez Kry-
stynę Meissner idea „zszywania Wschodu z Zachodem”. Bywała rozumiana 
bardzo szeroko – jako kontakt artystów wywodzących się z różnych estetyk 
teatralnych (od teatru dramatycznego, przez teatry tańca, teatry lalek, po 
teatry uliczne i sztukę performansu), kultur, religii i narodów (egzotyczne 
teatry z Chin, Wietnamu czy Uzbekistanu). Jadwiga Oleradzka wprowa-
dziła pewne novum – główny temat każdej edycji festiwalu, zwykle odno-
szący się do najbardziej zapalnych problemów współczesnego świata. Od 
2010 r. międzynarodowy „Kontakt” odbywa się na przemian z krajowym 
Festiwalem Debiutantów „Pierwszy Kontakt”. 

Na festiwalu „Kontakt” gościli najwybitniejsi artyści teatru europejskiego – 
m.in. z Rosji (np. Siergiej Arcybaszew, Iwan Wyrypajew), Litwy (Eimuntas 
Nekrošius, Oskaras Koršunovas), Łotwy (Alvis Hermanis), Węgier (Péter 

Gothár, Kornel Mundruczó), z obszaru niemieckojęzycznego (Christoph 
Marthaler, Frank Castorf czy Thomas Ostemeier) oraz mistrzowie teatru 
zachodniej Europy (Peter Brook, Eugenio Barba czy Alain Platel). Polskę 
reprezentowali reżyserzy różnych pokoleń – od Jerzego Jarockiego i Kry-
stiana Lupy, przez Grzegorza Jarzynę, Piotra Cieplaka, po Maję Kleczewską 
i Jana Klatę. Nazwiska można mnożyć, gościły w Toruniu już setki reżyserów  
oraz niezapomnianych aktorów, scenografów i kompozytorów. 

Za dyrekcji Jadwigi Oleradzkiej i Andrzeja Bubienia została zrealizowana 
idea zapraszania artystów „Kontaktu” do realizacji spektakli z zespo-
łem Teatru im. W. Horzycy. Powstała seria ponadprzeciętnych przedsta-
wień: Ślub Witolda Gombrowicza w reżyserii Estończyka Elmo Nüganena, 
z wybitnym litewskim aktorem Vladasem Bagdonasem w roli Ojca (2004), 
Pułapka Tadeusza Różewicza w reżyserii Węgra Pétera Gothára (2006) oraz 
postdramatyczna, nasycona żywiołem tańca i performansu Caritas. Dwie 
minuty ciszy zrealizowana pod opieką belgijskiej choreografki Lies Pauwels 
(2010). W sezonie 2020/21 swój autorski spektakl przygotuje w Toruniu sło-
weński artysta Jernej Lorenci, którego Iliada według eposu Homera zdo-
była bezapelacyjnie Grand Prix festiwalu „Kontakt” w 2016 r.

Andrzej Churski wręcza Złotą Karetę „Nowości” 
najlepszemu aktorowi festiwalu Vladasowi 
Bagdonasowi – za rolę Otella w spektaklu 
Eimuntasa Nekrošiusa (2001).

Thomas Ostermeier udziela wywiadu niemieckiej 
telewizji 3sat po prezentacji przedstawienia Wróg ludu 
na toruńskich Jordankach (2016).

Iwan Wyrypajew w roli Saszy w Tlenie 
(reż. Wiktor Ryżakow), Grand Prix Kontaktu’2003.

Samotny Achilles (Jure Henigman) i czuwająca nad nim dyskretnie 
matka Tetyda (Nina Ivanišin). Scena z Iliady Homera w reżyserii Jerneja 
Lorenciego, Grand Prix Kontaktu’2016.

Scena podsycania zazdrości w Otellu Williama Szekspira, 
reż. Eimuntas Nekrošius, Kontakt 2001. Od lewej: Vladas Bagdonas 
(Otello) i Rolandas Kazlas (Jago).

Na festiwalu goszczą spektakle kontrowersyjne. 
Scena z Mein Kampf Rimini Protokoll, Kontakt‘2018.
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Osiemnaście i pół sezonu 
Jadwigi Oleradzkiej 

1997-2015

Maria Kierzkowska (Sonia) i Paweł Tchórzelski (Astrow) 
w Wujaszku Wani Antona Czechowa w reżyserii 
Andrzeja Bubienia (1999)

Projekt Amfi teatralnej Sceny Szekspirowskiej 
w ogrodzie Teatru Baj Pomorski, 
autor: Dariusz Panas.

Maria Kierzkowska (Prostytutka) i Sławomir Maciejewski 
(Elkanan) w Pakujemy manatki Hanocha Levina 
w reżyserii Iwony Kempy (2007)

od lewej: Paweł Kowalski i Tomasz Mycan w tytułowych 
rolach w spektaklu Rosencrantz i Guildenstern nie żyją 
Toma Stopparda (reż. Cezary Iber, 2014)

Dyrektorem naczelnym po odejściu Krystyny Meissner została Jadwiga 
Oleradzka, znana dziennikarka, recenzentka teatralna, absolwentka polo-
nistyki na Uniwersytecie Mikołaja Kopernika w Toruniu, która pracę magi-
sterską napisała pod kierunkiem wybitnego krytyka, badacza twórczości 
Leona Schillera i redaktora naczelnego miesięcznika „Teatr” Edwarda Csató. 
Swoją dyrekcję Oleradzka rozpoczęła od naprawienia finansów teatru. 
Kontynuowała formułę eklektycznego repertuaru stworzoną przez Kry-
stynę Meissner, prowadząc teatr adresowany do jak najszerszej widowni, 
łączący inscenizacje dramatu klasycznego i współczesnego, z obowiąz-
kowymi co sezon punktami programu: spektaklem muzycznym i bajką dla 
dzieci. Podjęła jednocześnie ważką decyzję o rozdzieleniu funkcji dyrek-
tora naczelnego i artystycznego. W trakcie swej – najdłuższej w historii 
toruńskiej sceny – dyrekcji współpracowała z trójką reżyserów: Andrzejem 
Bubieniem (1997-2006), Iwoną Kempą (2006-2012) i Bartoszem Zaczykie-
wiczem (2012-2015).

Każdy z tych dyrektorów artystycznych zaznaczył się w Toruniu w autor-
ski sposób. Andrzej Bubień wyrobił sobie markę inscenizatora sztuk 
Antona Czechowa (Wujaszek Wania, 1999, Wiśniowy sad, 2004), ale 
także widowiskowo zainscenizowanego Ryszarda III Williama Szekspira 
(1999, z podwójną obsadą roli tytułowej: Włodzimierza Maciudzińskiego 
i Jarosława Gajewskiego) oraz uwspółcześnionej Moralności pani Dulskiej 
Gabrieli Zapolskiej (2002, z Jolantą Teską jako Dulską). Iwona Kempa wpro-
wadziła własny styl inscenizacji sztuk irlandzkiego dramatopisarza Martina 
McDonagha (znakomity Samotny zachód, 2002 z popisowymi rolami Sła-
womira Maciejewskiego i Pawła Tchórzelskiego, Kaleka z Inishmaan, 2009) 
i izraelskiego autora Hanocha Levina (Pakujemy manatki, 2007, Zimowe 
ceremonie, 2010). Charakterystyczną cechą jej teatru stały się niezwykle 
wyraziste kreacje aktorskie oraz wykorzystanie filmowego montażu i odwo-
łań do popkultury. Widać to było dobrze w inscenizacji małżeńskiej psy-
chodramy Janosa Haya Ślubuję ci miłość i wierność (2009), spektaklu 
unaoczniającego kryzys małżeństwa jako instytucji. Osobny wątek stano-
wiły świeże odczytania dramaturgii Samuela Becketta: zrealizowana jesz-
cze przed objęciem dyrekcji artystycznej Końcówka (1998) oraz Dwa i pół 
miliarda sekund, kompilacja kilku jednoaktówek poświęconych tematowi 
umierania (2007). 

Bartosz Zaczykiewicz znalazł się w Toruniu w wyjątkowo niestabilnym 
czasie. Został dyrektorem artystycznym po niespodziewanej rezygnacji 
Iwony Kempy, a kończył swoją misję w 2017 r. u boku Andrzeja Churskiego, 

pełniącego obowiązki dyrektora. Najciekawszymi przedstawieniami za 
dyrekcji Zaczykiewicza okazały się Rosencrantz i Guildenstern nie żyją 
Toma Stopparda (reż. Cezary Iber, 2015 r.) – z rozlicznymi nawiązaniami do 
Hamleta W. Szekspira – oraz Krzyżacy Henryka Sienkiewicza (reż. Michał 
Kotański, 2016), w których zagrał rolę Króla Jagiełły. 

Za dyrekcji Jadwigi Oleradzkiej Teatr im. W. Horzycy wypełniał wyśrubo-
wane wymogi frekwencji, w 2014 r. dał 241 spektakli, w tym 15 festiwalo-
wych, przyciągając na swoje sceny ponad 43 tysiące widzów. Wszystko 
to w warunkach rozwijającego się dynamicznie - szczególnie pod koniec 
jej dyrekcji - życia teatralnego w mieście. Teatr Baj Pomorski kierowany od 
2003 r. przez Zbigniewa Lisowskiego – poza spektaklami dla dzieci i naj-
najów (grupa wiekowa do 3 lat) z powodzeniem rozwija własną scenę dla 
dorosłych (muzyczny Krótki kurs piosenki aktorskiej Wojciecha Szelachow-
skiego, 2007, Makbet W. Szekspira, 2011 i Ślub W. Gombrowicza, 2015, 
oba przedstawienia w reżyserii Z. Lisowskiego). Ponadto w 2014 r. został 
powołany do istnienia Kujawsko-Pomorski Impresaryjny Teatr Muzyczny 
z dyrektor Anną Wołek. Teatr Muzyczny to wciąż work in progress – wła-
śnie zakończył się remont jego stałej siedziby, reprezentacyjnego Pałacu 
Dąmbskich. Trwają prace nad gruntowną przebudową dawnego kinote-
atru „Grunwald”, gdzie teatr będzie mógł grać większe spektakle np. prze-
bojowy musical Pan Kleks. Powrót (reż. Agnieszka Płoszajska, 2018).

Paweł Tchórzelski i Sławomir Maciejewski w Samotnym 
zachodzie Martina McDonagha w reżyserii Iwony Kempy 
(2002)

Pan Kleks. Powrót, reż. Agnieszka Płoszajska, 2018 
(Teatr Muzyczny). W centrum w roli tytułowej 
Radosław Smużny.

Krzyżacy Henryka Sienkiewicza, reż. Michał Kotański. 
Mirosława Sobik (Jagienka), Łukasz Ignasiński (Zbyszko), 
Michał Marek Ubysz (Zych), Jarosław Felczykowski 
(Maćko z Bogdańca)

Wszyscy jesteśmy Konradami – od lewej: Radosław Garncarek, 
Łukasz Ignasiński, Tomasz Mycan, Paweł Tchórzelski 
i Jarosław Felczykowski w Dziadach. Transformacjach 
w reż. Jacka Jabrzyka (2011)



Obecny duet dyrektorski w Teatrze im. W. Horzycy powstał w roku 2017. 
Dyrektor naczelny Andrzej Churski, już wcześniej pełnił funkcję zastępcy 
dyrektora. Ukończył polonistykę na Uniwersytecie Mikołaja Kopernika 
(1977), a potem pracował jako dziennikarz toruńskich gazet oraz w deka-
dzie lat 80-tych wydawnictw drugiego obiegu. W latach 1990-2006 
związany był z dziennikiem „Nowości” jako recenzent teatralny, kie-
rownik działu kultury i sekretarz redakcji. Z kolei dyrektor artystyczny 
Paweł Paszta został rekomendowany na swoje stanowisko przez toruń-
ski zespół po udanej współpracy przy spektaklu Napis (2017). Absolwent 
reżyserii w warszawskiej Akademii Teatralnej, skończył wcześniej studia na 
Politechnice Warszawskiej. 

Paweł Paszta poza tym, że regularnie reżyseruje (Hamlet W. Szekspira, 
2018, z Tomaszem Mycanem w roli głównej, Alicja w Krainie Czarów Lewisa 
Carrolla, 2020, z Joanną Rozkosz w roli tytułowej), wniósł do toruńskiego 
teatru świeży powiew – otwarcie na nowych widzów, myślenie o teatrze 
jako wielofunkcyjnym centrum kultury. Teatr zaprasza do współkreowania 
młodzież – m.in. w 2017 r. uczestnicy projektu Wyzwanie: Teatr!, realizo-
wanego wspólnie z teatrologami z UMK dzięki dotacji Ministerstwa Kul-
tury i Dziedzictwa Narodowego stworzyli pierwsze Święto ulicy Wilama 
Horzycy, kontynuowane w kolejnych latach. Owocem współpracy z senio-
rami jest premiera Dziadek do orzechów. Nowe historie na motywach 
baśni E.T. Hoffmana i osobistych opowieści grupy aktorów amatorów, któ-
rzy zagrali w tym spektaklu wraz z zawodowymi aktorami (reż. Daria Kopiec, 
2018). Ponadto do różnych grup wiekowych, w tym rodziców z dziećmi, 
skierowana jest bogata oferta warsztatów. Po każdej premierze organizo-
wane są – tak jak za dyrekcji J. Oleradzkiej – spotkania z twórcami prze-
radzające się nieraz w gorące debaty tematyczne z udziałem naukowców 
i dziennikarzy.

Jednym z najciekawszych przedsięwzięć Teatru im. W. Horzycy w ostatnich 
latach stał się wędrujący po różnych przestrzeniach – lokalach na starówce 
takich jak „Pers” czy prywatnych mieszkaniach – spektakl Mazagan. Mia-
sto Beniamina M. Bukowskiego (reż. Judyta Berłowska, 2019) o portugal-
skim mieście zbudowanym na terenie Maroka, które po arabskim oblężeniu 
zostało przeniesione (w całości!) do Ameryki Południowej. 

Mobilność, otwartość, nowe pomysły są cechami rozpoznawczymi trwającej 
wciąż dyrekcji w Teatrze im. W. Horzycy. W czasie pandemii – jak wszystkie 
instytucje kultury – pozostawał zamknięty, ale aktywnie działał w Internecie. 
W czerwcu wznowił działalność, dając najnowszą swoją premierą – wido-
wiskową i nieco uwspółcześnioną Karierę Nikodema Dyzmy w reż. Piotra 
Ratajczaka (2020), w której urzędnik pocztowy z głębokiej prowincji, marny 
fordanser Dyzma (Arkadiusz Walesiak) bryluje na salonach Warszawy. 

Obchody stulecia istnienia pierwszego polskiego teatru publicznego 
w mieście Kopernika zostały przełożone na wiosnę 2021 r. Sto lat temu 
przeszkodą w uruchomieniu polskiej sceny była wojna polsko-bolszewicka 
oraz poważny kryzys energetyczny, dzisiaj – pandemia koronawirusa. Każda 
epoka ma swoje wyzwania, którym musi sprostać. 

Więcej informacji o repertuarze Teatru Horzycy na stronie: www.teatr.torun.pl

W Trzeciej Rzeczypospolitej 
1989-2020

Teatr im. Wilama 
Horzycy dzisiaj

od góry:

Zespół Teatru im. W. Horzycy w sezonie 2019/2020

Scena zbiorowa z Napisu Geralda Sibleyrasa, 
reż. Paweł Paszta (2017), od lewej stoją Matylda 
Podfi lipska, Arkadiusz Walesiak, Michał Marek 
Ubysz, siedzą: Jarosław Felczykowski, Agnieszka 
Wawrzkiewicz i Ewa Pietras.

Arkadiusz Walesiak w Tangu Sławomira Mrożka, 
reż. Piotr Ratajczak (2017)

Mazagan. Miasto Beniamina M. Bukowskiego, reż. Judyta Berłowska 
(2019). Od lewej: Mirosława Sobik, Anna Magalska, Joanna Rozkosz. 

Maria Kierzkowska (Królowa Kier) i Joanna Rozkosz (Alicja) w Alicji 
w Krainie Czarów Lewisa Carrolla, reż. Paweł Paszta (2020)

Aktorzy prowincjonalni na podstawie scenariusza 
Agnieszki Holland i Witolda Zatorskiego, Wyzwolenia 
Stanisława Wyspiańskiego i improwizacji aktorskich, 
reż. Damian Josef Neć (2019). Na pierwszym planie: 
Paweł Tchórzelski (Krzysztof) i Maciej Miszczak 
(Reżyser, gościnnie)

Scena zbiorowa z Kariery Nikodema 
Dyzmy, reż. Piotr Ratajczak (2020)



Druk: 

Pryzmat - Fabryka reklamy 
(Toruń)

Fotografie pochodzą ze zbiorów archiwalnych należących do organizatorów wystawy i instytucji partner-
skich. Dołożono wszelkich starań, aby ustalić autorstwo fotografii, jednak w niektórych przypadkach było to 
niemożliwe. 

W oznaczeniu instytucji zastosowano skróty: TWH (Teatr im. Wilama Horzycy), NAC (Narodowe Archiwum 
Cyfrowe), APT (Archiwum Państwowe w Toruniu), MOT (Muzeum Okręgowe w Toruniu), BUMK (Biblioteka 
Uniwersytecka UMK), KPBC (Kujawsko-Pomorska Biblioteka Cyfrowa), IT (Instytut Teatralny im. Zbigniewa 
Raszewskiego w Warszawie), MT (Muzeum Teatralne w Warszawie), ISPAN (Instytut Sztuki PAN), MPŚ 
(Muzeum Pomorza Środkowego w Słupsku), BJ (Biblioteka Jagiellońska w Krakowie), ŁBC (Łódzka Biblioteka 
Cyfrowa), TBP (Teatr Baj Pomorski), TM (Kujawsko-Pomorski Impresaryjny Teatr Muzyczny w Toruniu), TAK 
(Toruńska Agenda Kulturalna). Źródła:

Plansza 1 – NAC (Karol Benda), TWH (Tomasz Mycan, fot. Wojtek Szabelski), IT (Hamlet, 1970, fot. 
Janina Gardzielewska)

Plansza 2 – KPBC (pierwszy i drugi Dwór Artusa), MOT (pozostałe)

Plansza 3 – ISPAN (afisze, Dybizbański, Śluby panieńskie), BJ (Frączkowski), MOT (pocztówka), ŁBC (Witos 
w Toruniu)

Plansza 4 – MT (Papierowy kochanek, Akonto, zespół Szpakiewicza), ISPAN (Jasińska-Szpakiewiczowa), APT 
(afisze), MPŚ (portret Kazimiery Żuławskiej)

Plansza 5 – MT (zespół Bendy, programy), NAC (pozostałe)

Plansza 6 – archiwum domowe dra Krzysztofa Trojanowskiego (duet Grossówna-Gliński, zaproszenie na 
Wielką Paradę), NAC (pozostałe)

Plansza 7 – MT (afisz Mazepy), APT (afisz Tajnego wywiadu), NAC (pozostałe)

Plansza 8 – MT (afisz), NAC (pozostałe)

Plansza 9 – BUMK (Moralność pani Dulskiej, Damy i huzary, S.O.S i Pigmalion – fot. Alojzy Czarnecki), IT 
(afisz), APT (studenci – fot. Alojzy Czarnecki), TBP (O Wacku…)

Plansza 10 – NAC (W. Horzyca), BUMK (pozostałe – fot. Alojzy Czarnecki)

Plansza 11 – BUMK (fot. Alojzy Czarnecki, poza Tramwajem zwanym pożądaniem – fot. nieopisana z albumu 
Tadeusza Tusiackiego)

Plansza 12 – TWH (Noc listopadowa – fot. Janina Gardzielewska), BUMK (Moryciński w tle – fot. Janina Gar-
dzielewska), APT (Dziady – fot. Janina Gardzielewska oraz pozostałe fotografie i materiały)

Plansza 13 – APT (Dziady – fot. Janina Gardzielewska, Wizyta starszej pani), TWH (Noc listopadowa – fot. 
Janina Gardzielewska), BUMK (Wesele – fot. Alojzy Czarnecki, Hamlet – fot. Janina Gardzielewska)

Plansza 14 – IT (Hamlet – fot. Janina Gardzielewska; Kapelusz pełen deszczu – fot. Tadeusz Link), APT (kar-
nety), TWH (Żmija – fot. Marek E. Grausz oraz fotografie festiwalowe i afisz)

Plansza 15 – TWH (Radosne dni, W małym dworku – fot. Wojciech Nowicki; Wyzwolenie – fot. Janina Gar-
dzielewska; Maria Stuart – fot. M. Schmidt), APT (Bez ingerencji cenzury – fot. Wojciech Nowicki), BUMK 
(Iwona ... – fot. Janina Gardzielewska)

Plansza 16 – TWH (portret K. Meissner – fot. Wojciech Szabelski, Kupiec wenecki - fot. Robert Pietrzak, pozo-
stałe – fot. Stanisław W. Reszkiewicz)

Plansza 17 – TWH (w tym: Caritas i fasada teatru - fot. Wojciech Szabelski)

Plansza 18 – TBP (projekt), TM (Pan Kleks – fot. Andrzej Goiński), TWH (Krzyżacy - fot. Krzysztof Bieliński,  
Pakujemy manatki, fot. Magdalena Kujawa, pozostałe - fot. Wojciech Szabelski) 

Plansza 19 – TWH (Mazagan. Miasto - fot. Bartek Warzecha, pozostałe - fot. Wojciech Szabelski)

Plansza 20 – TAK (fot. Adrian Chmielewski)

Specjalne podziękowania dla prof. dra hab. Janusza Skuczyńskiego 
i prof. dr hab. Marii Kalinowskiej w 25-lecie uruchomienia specjalizacji 
teatrologicznej na filologii polskiej na Uniwersytecie Mikołaja Koper-
nika w Toruniu.

Ponadto serdeczne podziękowania za bezpłatne udostępnienie foto-
grafii dla Marzenny Mazur, dyrektor Muzeum Pomorza Środkowego 
w Słupsku; Krzysztofa Frankowicza, wicedyrektora ds. zbiorów Biblio-
teki Jagiellońskiej w Krakowie oraz dra Krzysztofa Trojanowskiego 
(INoK UMK).

Organizatorzy wystawy:

Teatr im. Wilama Horzycy
Wydział Humanistyczny Uniwersytetu Mikołaja Kopernika
Muzeum Okręgowe w Toruniu

Partnerzy: 

Archiwum Państwowe w Toruniu
Biblioteka Uniwersytecka UMK
Narodowe Archiwum Cyfrowe

Projekt graficzny i skład: 

Nika Tarnowska 
(Teatr im. Wilama Horzycy)

Kuratorzy: 

dr hab. Artur Duda, prof. UMK 
dr Marzenna Wiśniewska 
(Instytut Nauk o Kulturze, Wydział Humanistyczny UMK)

www.teatr.torun.pl

Teatr im. Wilama Horzycy 
Plac Teatralny 1, Toruń

Rodafonio (Factoría Circular, Hiszpania), widowisko na toruńskiej 
Starówce podczas Festiwalu Teatrów Ulicznych w Toruniu w 2016 r. 
(Organizator: Toruńska Agenda Kulturalna)

Muaré Experience (Theatre Voalá& Duchamp Pilot, Hiszpania), 
widowisko na błoniach toruńskich podczas Festiwalu Teatrów Ulicznych 
w Toruniu w 2016 r. (Organizator: Toruńska Agenda Kulturalna)

Muaré Experience (Theatre Voalá& Duchamp Pilot, Hiszpania), 
widowisko na błoniach toruńskich podczas Festiwalu Teatrów Ulicznych 
w Toruniu w 2016 r. (Organizator: Toruńska Agenda Kulturalna)


