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Profesjonalizacja zawodu aktora z niepełnosprawnością, jako proces redefinicji pojęcia 

dostępności w teatrze.  

   

Poniższa analiza dotyczy idei profesjonalizacji zawodu aktora z niepełnosprawnością, ze szczególnym 

uwzględnieniem niepełnosprawności intelektualnej. Termin „dostępność urefleksyjniona” sugeruje, że 

dostępność nie powinna być zestawem udogodnień, lecz procesem współtworzenia wspólnej 

rzeczywistości. W tym ujęciu nie chodzi o to, by „włączać” osoby z niepełnosprawnościami w 

istniejące struktury, ale by budować te struktury wspólnie z nimi, w niektórych przypadkach od 

początku. W teatrze to przesunięcie ma znaczenie zasadnicze. Bardzo długo praca sceniczna osób z 

niepełnosprawnością intelektualną w Polsce była postrzegana jedynie, jako forma terapii lub integracji 

społecznej. Profesjonalizacja wymaga zmiany tego języka, uznania, że ich aktorstwo nie 

jest równoznaczne z „działaniem terapeutycznym”, lecz może być pełnoprawną pracą artystyczną, 

która podlega tym samym kryteriom, co każda inna praktyka teatralna: procesowi, 

warsztatowi, wielogodzinnym próbom, odpowiedzialności i wynagrodzeniu.  

Artykuł stanowi studium procesu rozpoczętego w 2022 roku, a dotyczy Teatru Razem – 

zespołu działającego w Gdańsku od 2004 roku. Zespół rozpoczął swoją aktywność w Integracyjnym 

Klubie Artystycznym „Winda” (przy Gdańskim Archipelagu Kultury) i w ciągu dwóch 

dekad przeszedł drogę od zajęć teatralnych do profesjonalnej działalności scenicznej i dziś jest 

stałym rezydentem Gdańskiego Teatru Szekspirowskiego, gra repertuarowo dla otwartej widowni, a 

aktorzy otrzymują wynagrodzenie za swoją pracę. Proces ten jest jednym z przykładów praktycznego 

urzeczywistniania idei dostępności urefleksyjnionej. Nie dostosowuje gotowych wzorców i 

struktur do niepełnosprawności aktorów, ale współtworzy z nimi nową formę teatru, poszukując 

języka, który jest jednocześnie wiarygodny, uniwersalny i ma znamiona wysokiej jakości 

artystycznej.  

Nie można jednak mówić o modelu w pełni ugruntowanym. Zespół, mimo znaczących osiągnięć, 

nadal znajduje się na początku drogi i nadal przeciera szlaki kolejnym artystom z 

niepełnosprawnością. W niniejszym artykule przedstawiam zarówno dotychczasowe osiągnięcia tej 

inicjatywy, jak i trudności, z którymi się mierzy.  

Piszę ten tekst jako reżyserka, która zrealizowała z zespołem Teatru Razem trzy premiery na scenie 

Gdańskiego Teatru Szekspirowskiego. W tym czasie obserwowałam, że mimo zmiany języka, którym 

opisuje się teatr osób z niepełnosprawnością, publiczność oraz krytyka teatralna wciąż nie dysponują 

wystarczającymi narzędziami analitycznymi, by opisać to zjawisko. W opiniach odbiorców dominuje 

ton ochronny, pełen emfatycznego zachwytu i fasadowej empatii, natomiast rzadko mówi się o 

warsztacie, dyscyplinie, precyzji pracy i przekazie artystycznym.  

Przed omówieniem tego zagadnienia w szerszej perspektywie społecznej konieczne jest nakreślenie 

historii zespołu, którego praktyka i doświadczenie stanowią podstawę niniejszych rozważań.  

  

Historia Teatru Razem  

Teatr Razem powstał w 2004 roku z inicjatywy Jarka Rebelińskiego, który współpracował z Polskim 

Stowarzyszeniem na Rzecz Osób z Niepełnosprawnością Intelektualną koło w Gdańsku. Początkowo 

były to zajęcia dramowe prowadzone z grupą osób o różnym stopniu niepełnosprawności 

intelektualnej. Po roku wspólnej pracy podjęto decyzję o utworzeniu stałego zespołu teatralnego, który 

przyjął nazwę Teatr Razem.  



Od początku grupa funkcjonowała w warunkach teatralnych. Sala „Windy” była wyposażona w 

oświetlenie i podstawową technikę sceniczną, co umożliwiało realizację spektakli o pełnej formie 

scenicznej. Integralnym elementem pracy artystycznej był zespół Remont Pomp, kierowany przez 

Jarka Marciszewskiego, tworzący muzykę na żywo do przedstawień, a także wolontariusze z 

programu EVS, wspierający organizację i przebieg prób. Scenariusze powstawały w oparciu o 

improwizacje aktorów, a cały proces opierał się na zaufaniu i wspólnym poszukiwaniu teatralnego 

języka.  

Po kilku latach działalności teatr przeniósł się do siedziby Gdańskiego Archipelagu Kultury przy 

Dworcowej 9, gdzie Jarek Rebeliński objął funkcję kierownika. Nowa przestrzeń umożliwiła regularne 

próby i prezentacje w warunkach scenicznych oraz rozwinięcie współpracy z innymi artystami. Teatr 

Razem zaczął również występować w plenerze, między innymi w ramach festiwalu FETA i innych 

wydarzeń artystycznych w Gdańsku. W tym okresie zrealizował około dziesięciu premier. Do 

najważniejszych należały: Prometeusz, Mit Syzyfa, Labirynty, Akceptacja, Jeden dzień z życia, 13 

bajek z królestwa Lailonii dla dużych i małych, Sen (2013), Jak Gyom został starszym 

panem? (2015), Opowieść o wielkim wstydzie (2016) oraz ONI (2017, tytuł nawiązujący do określenia 

„osoby niepełnosprawne intelektualnie”).  

Równolegle, z inicjatywy Jarka Rebelińskiego, powstał Festiwal Akcept – platforma spotkań artystów 

z niepełnosprawnościami.  

W książce Michał Milka. Łączę światy Jarek Rebeliński wspomina:  

Pomyślałem, że to będzie okazja, by oddać scenę osobom z niepełnosprawnością 

intelektualną, aby mogły spotkać się w przestrzeni sztuki. Chodziło też o to, żeby nasi aktorzy 

i aktorki mogli się wzajemnie oglądać. Taka wymiana bardzo dużo daje1.  

Michał Milka, wieloletni aktor Teatru Razem, dodaje:  

To było bardzo ciekawe. Bo jak oglądam innych, to bardziej się uczę nowych ról. Jarek mi 

mówił: „‘Michał, oglądaj inne spektakle, to będziesz jeszcze lepiej grał”’. Inne role, które 

oglądałem, dawały mi dużo do myślenia – trochę było o fobiach, na jednym pękałem ze 

śmiechu, a niektóre były wzruszające.  

Festiwal miał dziewięć edycji, uczestniczyły w nim teatry z różnych regionów Polski oraz z zagranicy. 

Wydarzeniu towarzyszyły warsztaty dla aktorów i instruktorów oraz seminaria naukowe organizowane 

we współpracy z Fundacją Akces i Zakładem Pedagogiki Specjalnej Uniwersytetu Gdańskiego. Każda 

edycja miała również wymiar edukacyjny i badawczy, stanowiąc przestrzeń współpracy między 

artystami, pedagogami i środowiskiem akademickim.   

Michał Milka wspomina także atmosferę spotkań:  

Wesoło było zawsze. Najfajniej było, jak mogliśmy ze sobą rozmawiać po spektaklach. A 

potem zawsze była impreza taneczna w „Mieście Aniołów” i były dzikie tańce. Mogliśmy 

tańczyć z kim chcemy i jak chcemy. Aktorzy innych teatrów, Remont Pomp i wolontariusze. 

Integracja! Ja to kochałem2.  

Po odejściu Jarka Rebelińskiego z Gdańskiego Archipelagu 

Kultury Festiwal Akcept został zawieszony, a Teatr Razem stracił siedzibę, a wraz z nią zaplecze i 

scenę, na której przez lata powstawały kolejne premiery. Mimo dorobku artystycznego i ugruntowanej 

pozycji w środowisku artystycznym i akademickim Gdańska, ówczesna dyrektorka instytucji, Teresa 

Kuśnierska, nie uznała działalności Teatru Razem za istotną dla swojej strategii programowej. Decyzja 

ta przerwała ciągłość pracy i doprowadziła do kilkuletniego okresu bezdomności teatru. Dla zespołu, 

który miał już wtedy kilkanaście lat doświadczenia, był to moment szczególnie trudny.   



Siłą, która pozwoliła teatrowi przetrwać okres bez siedziby, była konsekwencja i wiara 

Jarka Rebelińskiego w sens tej pracy.   

Każdy może się realizować w teatrze. Tutaj jakikolwiek podział przestaje mieć znaczenie. 

Najważniejsze jest spotkanie. Dla mnie istotne jest to, żeby sztuka wyzwalała, tworzyła przestrzeń, 

dowartościowywała, nie dzieliła. Osoby z niepełnosprawnością na scenie kwitną. Mówią bardzo 

prawdziwie, często rzeczy, które dla nas mogą być trudne. Mówią o sobie i o tym, co przeżywają – 

tam nie ma fałszu3.  

Pomogło także Polskie Stowarzyszenie na Rzecz Osób z Niepełnosprawnością Intelektualną koło w 

Gdańsku, które już wcześniej wspierało teatr finansowo, a w czasie bezdomności zespołu nadal 

przekazywało środki i symbolicznie „przygarnęło” artystów. Nie były to jednak warunki adekwatne do 

potrzeb grupy przyzwyczajonej do pracy na profesjonalnej scenie – sale terapeutyczne PSONI nie 

spełniały wymogów artystycznych. Mimo to założyciel i ówczesny reżyser Teatru Razem się nie 

poddał. Jego wiara w ideę teatru współtworzonego z osobami z niepełnosprawnością intelektualną 

pozwoliła utrzymać zespół w ciągłej aktywności i zachować jego tożsamość pomimo braku 

instytucjonalnego zaplecza.  

Ta konsekwencja wkrótce przyniosła efekty. Po okresie funkcjonowania bez stałej siedziby pojawiła 

się możliwość współpracy z Teatrem Miniatura. Dzięki zaproszeniu dyrektora Michała Derlatki zespół 

mógł ponownie rozpocząć próby w profesjonalnych warunkach, gdzie powstawał spektakl Plemię, 

inspirowany motywami z Piotrusia Pana. Tematem przedstawienia była Nibylandia – metafora świata, 

w którym jedni dorastają i odchodzą, a inni pozostają w nim na zawsze. Do premiery jednak nie 

doszło z powodu pandemii.  

W tym czasie zaczęłam przyglądać się pracy Teatru Razem. Z perspektywy reżyserii zawodowej 

interesowało mnie, w jaki sposób osoby z niepełnosprawnością intelektualną uczestniczą w procesie 

twórczym. Efektem tych obserwacji stała się (wcześniej cytowana) książka Michał Milka. Łączę 

światy – zapis rozmów z aktorem Teatru Razem, który łączy działalność artystyczną z pracą w 

Urzędzie Miejskim w Gdańsku. Rozmowy obejmowały również osoby z jego otoczenia: matkę, 

terapeutów, przedstawicieli środowiska akademickiego Pedagogiki Specjalnej oraz działaczy 

organizacji pozarządowych. Wśród rozmówców znalazła się także Prezydent Gdańska 

Aleksandra Dulkiewicz, która włączyła osoby z niepełnosprawnością intelektualną w struktury 

administracji publicznej Urzędu Miasta Gdańska. Wszystkie te spotkania pozwoliły mi zobaczyć świat 

osób z niepełnosprawnością intelektualną z perspektywy, której wcześniej nie znałam.  

Jako reżyserka mająca doświadczenie pracy w teatrach instytucjonalnych i instytucjach kultury, nie 

znałam specyfiki świata teatru tworzonego przez osoby z niepełnosprawnością intelektualną. Udział w 

projektach, takich jak „Międzynarodowe Biennale Terapia i Teatr”, pozwalał mi jedynie obserwować 

to zjawisko z zewnątrz. Podczas jednej z edycji, którą koordynowałam, jako wicedyrektorka 

Poleskiego Ośrodka Sztuki w Łodzi, prezentowano szerokie spektrum propozycji artystycznych. 

Wśród nich znalazły się realizacje bardzo wartościowe pod względem teatralnym – jak Moja 

sprawa w reżyserii Iwony Siekierzyńskiej Teatru Biuro Rzeczy Osobistych, czy spektakl Istny cyrk w 

reżyserii Moniki Kazimierczyk i Dariusza Wychudzkiego Teatru Przebudzeni. Przeważały jednak 

realizacje, których zaplecze warsztatowe i poziom artystyczny nie umożliwia włączenie ich w dyskurs 

o profesjonalizacji.  

Poznając świat Michała Milki oraz zespół Teatru Razem i obserwując ich w pracy, zaczęłam rozważać 

kwestie różnorodności artystycznej. Jak powiedział mi Michał Milka: „Niepełnosprawni też mogą 

robić to, co pełnosprawni. Bo są ludźmi”.4.” Stopniowo dostrzegałam, że choć nie są to aktorzy, którzy 

mogliby budować sytuacje sceniczne w oparciu o restrykcyjne rytmy czy zapamiętywać 

wielostronicowe monologi, posiadają wiele innych, wcześniej dla mnie nieodkrytych wartości 



scenicznych. Coraz wyraźniej czułam, że teatr powinien się zmieniać nie przez „dostosowywanie się 

do ich możliwości”, lecz przez poszerzanie własnego języka o nowe środki wyrazu.  

W tym okresie wraz z Jarkiem Rebelińskim rozpoczęliśmy pogłębione rozmowy dotyczące kierunku i 

charakteru tej zmiany. Szukaliśmy nowego języka, łącząc nasze dotychczasowe kompetencje. On 

wychodził od źródła, od prawdy scenicznej, ja szukałam adekwatnych metafor i silnej formy. W 

wyniku tych rozmów i w związku z dalej trwającą pandemią zrealizowaliśmy nasz pierwszy wspólny 

projekt artystyczny, film Dulce Vitium. Była to autorska produkcja, w której połączyliśmy grę aktorską 

aktorów Teatru Razem z animacją poklatkową. Film inspirowany był 

książką Cyrkowcy Marie Desplechin i Emmanuelle Houdart, która opowiada o ludziach z różnymi 

niepełnosprawnościami; ze zbyt dużą głową, tylko jedną nogą czy brakiem rąk, dla których emocje, 

uczucia i relacje były tak samo realne, jak dla każdego innego człowieka.  

Po premierze filmu zaczęliśmy szukać miejsca, które pozwoliłoby nam rozwijać tę pracę w sposób 

ciągły. Uzyskaliśmy deklarację wsparcia finansowego Miasta Gdańska, pod warunkiem, że teatr 

znajdzie instytucję gotową go przyjąć. Wkrótce potem doszło do rozmowy z Agatą Grendą, nową 

dyrektorką Gdańskiego Teatru Szekspirowskiego, która zaproponowała nam rezydenturę, dającą 

możliwość systematycznej pracy artystycznej i rozwoju zespołu w stabilnych warunkach 

instytucjonalnych. Tak rozpoczął się nowy etap w historii Teatru Razem.   

W marcu 2025 roku odbyły się obchody 20-lecia Teatru Razem. Uroczystość miała miejsce w 

Gdańskim Teatrze Szekspirowskim i została zrealizowana dzięki wsparciu Miasta Gdańska oraz 

społeczności skupionej wokół teatru, która współfinansowała wydarzenie w formie crowdfundingu. W 

programie jubileuszu znalazł się spektakl Podchodzisz moją samotność, otwarcie wystawy 

fotograficznej 20 lat Teatru Razem oraz ogólnopolska konferencja „Profesjonalizacja zawodu aktora z 

niepełnosprawnością”.  

Rezydentura w Gdańskim Teatrze Szekspirowskim była momentem, w którym Teatr Razem 

definitywnie przekroczył granicę między działalnością społeczną a zawodową. Od tego czasu nie jest 

to już teatr „z udziałem osób z niepełnosprawnością”, lecz zespół funkcjonujący na zasadach 

właściwych dla instytucji artystycznych, z regularnymi próbami, reżyserią, planem pracy, zapleczem 

technicznym, premierami i publicznością kupującą bilety.  

Doświadczenie to pozwoliło na nowo zdefiniować sens pojęcia „profesjonalizacja”. W dalszej części 

tekstu opisuję praktykę pracy zespołu.  

  

Tematy spektakli  

Zanim rozpoczęłam współpracę z zespołem, spektakle Teatru Razem powstawały pod opieką 

reżyserską Jarka Rebelińskiego. Jego metoda opierała się na pracy z aktorami poprzez improwizacje, 

wspólne rozmowy i budowanie scenariuszy z ich osobistych doświadczeń. Tematy przedstawień 

wyrastały z codzienności: z relacji, emocji i obserwacji świata, nie z samego faktu 

niepełnosprawności. Z tej perspektywy opowiadały o przyjaźni, lęku, potrzebie akceptacji, marzeniach 

i absurdach rzeczywistości. Dzięki temu Teatr Razem od początku unikał schematów teatru 

terapeutycznego, tworząc własny język opowieści, przeżyć i obrazów budowanych z autentycznej 

potrzeby ekspresji.  

Dołączając do zespołu, weszłam w tę rzeczywistość jako reżyserka i scenarzystka, ale także jako 

tłumaczka; nie w znaczeniu językowym, lecz artystycznym. Przekładam wrażliwość, sposób myślenia 

i doświadczania świata aktorów i aktorek na język sceny, dbając o zachowanie autentyczności i 

szacunek dla ich perspektywy. W tym sensie reżyserowane przeze mnie spektakle powstawały we 

współpracy, z połączenia emocji zespołu aktorskiego z moim sposobem myślenia o formie scenicznej.  



Pierwszy spektakl, który zrealizowałam z Teatrem Razem – Podchodzisz moją samotność – oparty był 

na dramacie Romeo i Julia Williama Szekspira i był adresowany do szerokiej publiczności. Jego 

konstrukcja opierała się na zestawieniu dwóch perspektyw: rodziców aktorów, opowiadających o 

doświadczeniu życia z dorosłym dzieckiem z niepełnosprawnością, oraz samych aktorów, którzy 

odnosili się do tych samych tematów z własnego punktu widzenia. Zderzenie tych głosów ujawniło 

wymiar tragiczny w klasycznym sensie, napięcie między potrzebą autonomii, a rzeczywistością 

społeczną i biologiczną. Odbiór spektaklu udowodnił, że teatr może pełnić funkcję przestrzeni dialogu 

między osobami z niepełnosprawnością intelektualną a szeroką publicznością.  

W kolejnym sezonie powstał spektakl Kto się boi dzikich stworów?, podejmujący temat społecznego 

postrzegania osób z niepełnosprawnością intelektualną. Punktem wyjścia były rozmowy z aktorami 

Teatru Razem o doświadczeniach dzieciństwa, wykluczeniu i języku przemocy. W procesie pracy 

pojawiła się metafora „dzikich stworów”, symbolizujących odmienność budzącą lęk i niezrozumienie.  

Przedstawienie, adresowane do młodej widowni, opowiadało historię dwojga nastolatków, którzy 

trafiają do świata istot postrzeganych jako obce, a ich początkowy strach stopniowo przeradza się w 

przyjaźń. Finał, w którym bohaterowie opuszczają ten świat, wywoływał silne reakcje 

emocjonalne młodej widowni i skłaniał do refleksji nad rzeczywistymi postawami wobec inności.   

Kto się boi dzikich stworów? należał do najbardziej wymagających przedsięwzięć zespołu. Złożona 

choreografia, precyzyjna reżyseria świateł oraz maski i rozbudowane kostiumy utrudniające ruch 

wymagały od aktorów wyjątkowej dyscypliny i koncentracji. Jednocześnie spektakl ujawnił bariery 

społeczne – część szkół odwoływała wizyty, tłumacząc decyzje „trudną tematyką”, choć rzeczywistym 

powodem mogła być również obecność aktorów z niepełnosprawnością intelektualną w 

przedstawieniu dla dzieci.   

Po okresie realizacji spektakli podejmujących tematy społeczne nastąpiła zmiana kierunku 

poszukiwań artystycznych. Zamiast przedstawiania świata aktorów w kategoriach 

społecznych, naszym celem stała się próba uchwycenia ich sposobu myślenia i postrzegania 

rzeczywistości. Oczywiście możliwe jest to jedynie w ograniczonym zakresie, ponieważ nie 

uczestnicząc bezpośrednio w ich doświadczeniach poznawczych, jako reżyser mogę jedynie 

rekonstruować pewne mechanizmy na podstawie obserwacji i wieloletniego współdziałania. 

Wytworzona przez lata relacja w zespole pozwala jednak na szczerość i otwartość, które stanowią 

podstawę tego rodzaju eksploracji.  

W ten sposób powstała Anatomia ciszy. Za reżyserię tego spektaklu otrzymałam nominację do 

Pomorskiej Nagrody Artystycznej, co stanowi istotny moment w procesie profesjonalizacji zespołu 

Teatru Razem – moja działalność reżyserska w Teatrze Razem była rozpatrywana w kontekście jednej 

z najbardziej prestiżowych nagród regionalnych.  

Doświadczenia kolejnych realizacji teatralnych z Teatru Razem udowadniają, że praca artystyczna z 

osobami z niepełnosprawnością intelektualną może wykraczać poza wymiar społeczny, tworząc 

przestrzeń równorzędnego spotkania artystów. Ta zmiana perspektywy prowadzi do refleksji nad 

procesem profesjonalizacji.  

Profesjonalizacja jako proces społeczny  

Przez wiele lat teatr z udziałem osób z niepełnosprawnością intelektualną funkcjonował w Polsce w 

dwóch głównych obiegach: terapeutycznym i integracyjnym. W pierwszym liczyły się funkcje 

rehabilitacyjne i emocjonalne, w drugim relacja z osobami pełnosprawnymi, mająca charakter 

wspierający. Dopiero w ostatnich latach pojawił się trzeci model: aktorstwo osób z 

niepełnosprawnością, rozumiane jako działalność zawodowa i artystyczna. Profesjonalizacja w 

tym ujęciu nie polega na „nadaniu statusu” czy formalnym uznaniu, ale na realnej zmianie praktyki 

myślenia o aktorze jako twórcy.  



Przykładem jest działalność Piotra Swenda, aktora z zespołem Downa, wcielającego się w postać 

Maćka Lubicza w serialu Klan. Jego stała obecność w głównym nurcie kultury otwiera nowy dyskurs 

o roli aktora z niepełnosprawnością. Podobny kierunek reprezentuje 

film Amatorzy Iwony Siekierzyńskiej, w którym grają aktorzy z niepełnosprawnością intelektualną. 

Film zdobył Nagrodę im. Krzysztofa Krauzego dla reżyserki, a na Międzynarodowym Festiwalu 

Filmowym w Szanghaju nagrodę dla najlepszej aktorki otrzymała Marzena Gajewska, aktorka z 

zespołem Downa. Amatorzy byli pokazywani w konkursach głównych festiwali i trafili do szerokiej 

dystrybucji, w tym na platformy streamingowe. W tym samym polu działa Teatr 21 (od 2005 

roku), współpracujący z instytucjami repertuarowymi, jak Teatr Powszechny w Warszawie; Teatr 21 i 

jego założycielka, Justyna Sobczyk, zostali wyróżnieni Paszportem „Polityki” za działalność 

artystyczną. W tym nurcie od roku 2022 rozwija się także Teatr Razem, w którym aktorzy pracują 

według standardów teatru zawodowego5.   

Pomimo zmian, teatr tworzony przez osoby z niepełnosprawnością intelektualną wciąż bywa 

postrzegany w utrwalonym, terapeutycznym paradygmacie. W tym sposobie myślenia zakłada się, że 

osoby z niepełnosprawnością intelektualną są stale w procesie „leczenia”, a ich aktywność artystyczna 

wymaga nadzoru terapeutycznego. To założenie jest nie tylko błędne, lecz także deprecjonujące. 

Niepełnosprawność intelektualna nie jest chorobą ani sytuacją kryzysową, lecz cechą tożsamości 

biologicznej i poznawczej, która nie wymaga terapii, lecz zrozumienia i uznania podmiotowości.  

Czy czterdziestoletni aktor, który pracuje w teatrze, musi przechodzić przez czterdzieści lat terapii 

tylko dlatego, że urodził się z trisomią 21. chromosomu? W mojej opinii – nie. Ma prawo po prostu 

tworzyć, rozwijać się zawodowo i uczestniczyć w kulturze na tych samych zasadach, co inni 

artyści. Uprzedzenia wobec tego prawa wynikają nie z ograniczeń samych aktorów, lecz z ograniczeń 

poznawczych otoczenia.  

Warto przyjrzeć się źródłom stereotypu. W dużej mierze wynika on z utrwalonego społecznie obrazu 

„wiecznych dzieci”, wymagających opieki, ochrony i emocjonalnej asekuracji. Przekonania, że osoby 

z niepełnosprawnością intelektualną należy chronić przed trudnymi doświadczeniami emocjonalnymi i 

fizycznymi. W takim myśleniu praca zawodowa w teatrze, wymagająca i obciążająca 

kondycyjnie, wydaje się dla nich z góry niemożliwa. Praktyka Teatru Razem przeczy temu założeniu. 

Zespół konsekwentnie dowodzi, że aktorzy z niepełnosprawnością intelektualną są zdolni do pracy o 

w pełni profesjonalnym charakterze; systematycznej, wymagającej i długofalowej. W ostatnich latach 

zrealizowali trzy skomplikowane premiery, potwierdzając gotowość do wysiłku twórczego i potrzebę 

uczestnictwa w procesie artystycznym. Powtarzanie emocjonalnie intensywnych scen,  czy 

monologów nie stanowi dla nich obciążenia, lecz element warsztatu aktorskiego, analogiczny do 

praktyki zawodowych aktorów.   

W praktyce aktorskiej przeżycie sceniczne nie jest tożsame z osobistym doświadczeniem. 

Autentyczność na scenie wynika z precyzyjnie zbudowanej formy, z gestu, rytmu, tonu głosu i 

świadomego operowania emocją. Aktorzy wchodzą na scenę, odkładają okoliczności prywatne i 

skupiają się na zadaniu. Konflikty czy napięcia są naturalne, ale nie definiują procesu. Aktorzy 

wiedzą, że emocja jest narzędziem, a nie celem; że to widz ma „przeżywać”, a oni mają tworzyć 

formę. W odniesieniu do aktorów z niepełnosprawnością intelektualną ten aksjomat bywa nad wyraz 

często negowany. A priori zakłada się, że ich ekspresja jest spontaniczna, a nie jest rezultatem 

świadomego działania. Taki sposób postrzegania prowadzi do nieświadomego uprzedmiotowienia i 

odbierania im podmiotowości artystycznej. Tymczasem największym wyzwaniem w ich pracy nie są 

sceny emocjonalnie obciążone, lecz sceny skomplikowane technicznie i rytmicznie, często 

komediowe, i to one ujawniają poziom warsztatu i koncentracji. W teatrze pozorna lekkość jest zawsze 

efektem żmudnej, świadomej pracy.  

Jakub Moszyński, aktor Teatru Razem, mówi o swojej pracy tak:  



  

Aktorstwo polega na graniu różnych spektakli na scenie oraz słuchaniu reżysera. My pracujemy dosyć 

ciężko. Jesteśmy w teatrze przed premierą przez kilka tygodni po 8–9 godzin. (…) Bo nie chodzi o to, 

żebym grał sam jak gwiazda, tylko jestem w zespole. Powinienem patrzeć na to, co robią inni, i 

działać razem z nimi, a nie sam6.  

Jego słowa trafnie oddają codzienność zespołu; intensywną, wymagającą, opartą na współpracy i 

wzajemnym zaufaniu.  

W tym miejscu pojawia się istotna kwestia i pytanie o granice dopuszczalnego obciążenia pracą osób z 

niepełnosprawnością intelektualną w działalności artystycznej. W praktyce Teatru Razem nie jest to 

pytanie medyczne ani opiekuńcze, lecz organizacyjne i etyczne – dotyczy tego, czy twórcy z 

niepełnosprawnością powinni być traktowani inaczej niż pozostali artyści.  

Doświadczenie Teatru Razem pozwala sformułować pewną prawidłowość: profesjonalny spektakl 

wymaga profesjonalnego trybu pracy. Bez zachowania standardów obowiązujących w teatrach 

zawodowych (takich jak jasno określona liczba i rytm prób, obowiązkowa obecność na 

próbach, czytelne umowy między aktorami i reżyserem, wyraźny podział odpowiedzialności oraz 

zasady wynagradzania), nie sposób osiągnąć porównywalnego poziomu artystycznego. Proces prób w 

Teatrze Razem trwa przeciętnie kilka tygodni, osiem godzin dziennie. To pełnowymiarowy rytm 

artystyczny, obejmujący intensywność, koncentrację i odpowiedzialność typowe dla zawodowych 

zespołów. Występują w nim również naturalne dla środowiska artystycznego zjawiska, jak napięcia 

emocjonalne, różnice zdań i konflikty. Z tego punktu widzenia warto spojrzeć na doświadczenie 

Teatru Razem nie jako na przekroczenie granic możliwości, lecz na przykład konsekwentnego 

budowania standardów pracy. Wysoki poziom zaangażowania i intensywność prób nie stanowią dla 

aktorów obciążenia ponad miarę, lecz są elementem ich rozwoju zawodowego. Przestrzeganie reżimu 

pracy właściwego dla teatrów instytucjonalnych wzmacnia w zespole poczucie odpowiedzialności, 

dyscypliny i współtworzenia dzieła artystycznego. Taki rytm nie narusza dobrostanu aktorów, lecz 

podnosi ich kompetencje i świadomość zawodową.  

Istotną rolę pełnią także rodziny aktorów i aktorek, których zadaniem jest 

monitorowanie całego procesu. Bliscy pozostają w bezpośrednim kontakcie z zespołem, często 

odbierają aktorów po wieczornych próbach, obserwują ich kondycję i samopoczucie. Zgodnie 

podkreślają, że intensywna praca w teatrze przynosi wymierne korzyści: wzmacnia samodzielność, 

poczucie sprawczości i rozwija kompetencje społeczne. Rodzice i opiekunowie nie tylko wspierają 

działalność zespołu, ale też wyrażają wdzięczność oraz przekonanie, że uczestnictwo w 

profesjonalnym procesie teatralnym ma dla ich dorosłych dzieci głębokie znaczenie rozwojowe i 

emocjonalne, a towarzyszący mu wysiłek przekłada się na realne efekty.  

  

Nie wylewać dziecka z kąpielą  

Dyskusja o profesjonalizacji aktorstwa osób z niepełnosprawnością intelektualną wymaga jasnego 

rozróżnienia między teatrem artystycznym a działaniami terapeutycznymi. Różnica ta nie dotyczy 

wartości, lecz celu i standardu pracy. Techniki teatralne w ramach instytucji wsparcia mają ważne 

funkcje, ale gdy pojawia się widz, rodzi się również odpowiedzialność za jakość przedstawienia. 

Problem jest wtedy, gdy działania terapeutyczne zaczynają być nazywane teatrem, mimo że mają 

charakter pokazów warsztatowych. Sam fakt wystąpienia przed publicznością nie czyni z wydarzenia 

spektaklu. Niska jakość wielu prezentacji określanych mianem „teatru” utrwala w środowisku 

zawodowym nieufność wobec wszystkiego, co amatorskie lub nieinstytucjonalne. Nie chodzi o to, że 

grają w nich amatorzy, ale że zbyt często prowadzą je osoby bez przygotowania artystycznego, dla 



których teatr jest tylko formą zajęć. To właśnie ten brak kompetencji obniża rangę całego pola i 

utrudnia aktorom z niepełnosprawnościami funkcjonowanie w profesjonalnym obiegu.  

Dlatego konieczne jest jasne rozróżnienie między teatralnymi działaniami terapeutycznymi – 

które mają prawo istnieć i pełnić ważne funkcje – a teatrem artystycznym, w którym jakość jest 

wartością immanentną, a relacja z widzem stanowi podstawowy warunek jego sensu.  

Kto i na jakich zasadach może być uznany za aktora zawodowego?   

Nie każdy może zostać aktorem, dotyczy to wszystkich ludzi, niezależnie od stopnia ich 

normatywności. Odsetek osób, które wykonują ten zawód, jest znikomy, dlatego trudno oczekiwać, by 

nagle wszyscy artyści z niepełnosprawnością intelektualną mieli stać się zawodowymi aktorami. 

Aktorstwo wymaga szczególnych predyspozycji: potrzeby scenicznej obecności, radości z kontaktu z 

widownią, zdolności przemiany i emocjonalnej prawdy. Wymaga też talentu, choć samo to pojęcie jest 

nieostre i subiektywne.  

Podczas konferencji „Profesjonalizacja zawodu aktora z niepełnosprawnością” pojawiały się głosy 

dotyczące dostępu do edukacji artystycznej. Coraz częściej na uczelnie artystyczne przyjmowane są 

osoby z niepełnosprawnością fizyczną, z dysfunkcjami wzroku lub słuchu, które nie tylko kończą 

studia, ale także otrzymują zawodowe angaże. To istotna zmiana w myśleniu o kompetencjach 

aktorskich. Co jednak bardzo interesujące, podczas konferencji Dominika Feiglewicz-Penarska (Teatr 

im. J. Słowackiego w Krakowie) oraz Justyna Sobczyk (Teatr 21) wniosły do dyskusji temat ankiet 

prowadzonych w szkołach teatralnych oraz rozmów ze studentami. Z ich relacji wynikało, że wielu 

studentów z dużą niechęcią odnosi się do postulatu równych szans, tłumacząc to doświadczeniem 

silnej konkurencji. Do szkół teatralnych przyjmowanych jest zaledwie kilkanaście osób spośród 

tysiąca kandydatów, są to szkoły mistrzowskie, przeznaczone dla „najlepszych z 

najlepszych”. Niestety nikt jednak nie jest w stanie zdefiniować, co oznacza owo „najlepsi”? Czy 

chodzi o wygląd, tembr głosu, medialność lub predyspozycje aktorskie? Jak zachować obiektywność 

w tak subiektywnej selekcji, skoro egzaminy wstępne zawsze są w pewnym stopniu loterią, zależną od 

gustu komisji i przypadku?   

Niezależnie od tych rozważań, zmiana społeczna w Polsce już się dokonuje. Wciąż jednak istnieje 

grupa całkowicie wykluczona z tej ścieżki – osoby z niepełnosprawnością intelektualną, które ze 

względów formalnych (brak matury) nie mogą ubiegać się o przyjęcie do szkół teatralnych. I 

tutaj pytanie o „mistrzostwo” nabiera nowego znaczenia, ujawniając względność pojęć talentu i 

profesjonalizmu w sztuce7.  

Ponieważ obecnie nie istnieje możliwość rozpatrywania profesjonalizmu aktorów z 

niepełnosprawnością intelektualną z punktu widzenia ukończonej szkoły artystycznej, warto przyjrzeć 

się bliżej ich rzeczywistym predyspozycjom zawodowym.  

  

Niegotowość widowni  

Z perspektywy reżyserskiej wiem, że wielu z tych aktorów posiada cechę, którą można uznać za 

najwyższy wymiar aktorstwa: zdolność uchwycenia prawdy scenicznej. Paradoks polega na tym, że 

widownia nie jest jeszcze przyzwyczajona do takiego poziomu autentyczności: dostrzega szczerość i 

emocjonalną prawdę, ale nie utożsamia ich z warsztatem. Widzi w nich „pięknych ludzi”, zamiast 

dostrzec, że tworzą role, czyli precyzyjne, świadome, artystyczne kreacje, realizujące to, do czego 

dąży każdy zawodowy aktor.  

Mechanizm protekcjonalnego zachwytu, z jakim spotykają się aktorzy z niepełnosprawnością 

występujący w profesjonalnych produkcjach teatralnych – co znamienne – pojawia się 

zwykle wówczas, kiedy spektakl jest dobry, kiedy aktorzy osiągają wysoki poziom artystyczny, 



wynikający z intensywnej pracy i dużej samodyscypliny. Zamiast dostrzegać ich profesjonalizm, 

publiczność, w tym także krytyka, często przypisuje wartość przedstawienia ich „pięknu”, 

„autentyczności” czy „odwadze”. W efekcie hiperbolizuje się sam fakt ich obecności na 

scenie. Zachwyt, który pomija warsztat aktorski, świadomość sceny 

i konsekwentną pracę twórczą unieważnia to, co najistotniejsze, czyli artystyczny wymiar 

dzieła, i sprowadza ich do roli egzotycznych ciekawostek. 8.  

Analiza recenzji spektakli Teatru Razem pokazuje również, że krytycy unikają oceny gry aktorów. 

Towarzyszy temu rodzaj onieśmielenia, przekonanie, że szczera opinia wymaga szczególnego języka 

lub delikatności. W rezultacie ich twórczość rzadko podlega merytorycznej analizie, a odbiór 

zatrzymuje się na poziomie emocjonalnego wzruszenia. Ta niemoc krytyki ujawnia, jak daleka jest 

jeszcze perspektywa, w której ich praca aktorów z niepełnosprawnościami oceniana będzie wyłącznie 

przez pryzmat sztuki.   

Oczywiście można argumentować, że skoro tematy spektakli odnoszą się do 

ich osobistych doświadczeń, trudno oczekiwać całkowitego oddzielenia aktora od jego 

tożsamości. Jednak nawet przy tej świadomości nie sposób pominąć faktu, że wykonują oni 

zawodową, profesjonalną pracę. Widziałam spektakle niemalże reporterskie, oparte na 

doświadczeniach aktorów w nich występujących, gdzie nikt nie miał wątpliwości, że ogląda zagraną 

rolę. Różnica polegała na tym, że na scenie występował aktor bez niepełnosprawności i nikt nie 

kwestionował jego prawa do czerpania w pracy artystycznej z własnych doświadczeń, czy 

charakterystycznego emploi.  

 

Co dalej?  

Droga do tego, by widownia postrzegała aktorów z niepełnosprawnością intelektualną jako 

profesjonalnych twórców, pozostaje wciąż długa. Prawdziwa dostępność polega na zrozumieniu, że 

każdy człowiek, niezależnie od deficytów czy ograniczeń, ma prawo do aktu twórczego. Ograniczenia 

wpływają na sposób pracy, ale nie determinują wartości dzieła. Istota sztuki jest jednakowa dla 

wszystkich ludzi, wymaga wysiłku, czasu i świadomej kreacji. I do tej przestrzeni twórczej każdy ma 

pełne prawo.   

Praktyka Teatru Razem redefiniuje pojęcie dostępności w teatrze. Nie jest ona zbiorem narzędzi 

technicznych ani gestem dobrej woli wobec osób z niepełnosprawnością, lecz procesem artystycznym 

opartym na relacji, partnerstwie i wzajemnym zaufaniu. Teatr Razem pokazuje, że prawdziwa równość 

nie wynika z dostosowania istniejących struktur, ale z ich wspólnego przekształcania. Aktorzy z 

niepełnosprawnością intelektualną współtworzą teatr, kształtując jego estetykę, metody pracy i język 

sceniczny.   

Dopóki jednak w Polsce tylko nieliczne zespoły pracują na stałe w pełni profesjonalnych warunkach, 

na zawodowej scenie, w pełnym reżimie prób, z adekwatnym budżetem produkcyjnym i 

zaangażowaniem profesjonalistów9 – dopóty widownia nie będzie mogła oswoić się z tym zjawiskiem, 

a tym samym zmienić sposobu jego odbioru.  

Dopiero pojawienie się wielu nowych równorzędnych inicjatyw artystycznych, działających na 

wysokim poziomie artystycznym i w porównywalnych warunkach instytucjonalnych, może stworzyć 

zdrową „konkurencję”, która przełoży się na rzeczywistą zmianę społeczną. W jakimś sensie dopiero 

wielość takich przedsięwzięć, tworzonych z równym profesjonalizmem, przyczyni się 

do pełnoprawnego uznania tego zjawiska, do jego obecności w obiegu artystycznym, a nie jedynie 

społecznym.  

Mam nadzieję, że niniejszy artykuł stanie się punktem odniesienia w dalszych dyskusjach 

prowadzonych w środowiskach artystycznych, akademickich i samorządowych. Doświadczenie Teatru 



Razem może inspirować inne miasta i instytucje do tworzenia przestrzeni współpracy między 

artystami a aktorami z niepełnosprawnością intelektualną. Gdańsk może stanowić dla innych miast 

przykład dobrej praktyki, prowadząc konsekwentną politykę kulturalną sprzyjającą nowatorskim 

projektom. Właśnie tutaj temu – początkowo traktowanemu jako eksperyment – przedsięwzięciu 

zapewniono instytucjonalne i finansowe wsparcie. Z kolei charyzmatyczna postawa twórcy Teatru 

Razem i jego wiara w sens budowania wspólnoty artystycznej niech będą motywacją dla 

innych twórców poszukujących w tej dziedzinie. Historia tego zespołu pokazuje, że prawdziwa 

zmiana rodzi się z połączenia odwagi i codziennej, wytrwałej pracy.  

W perspektywie kilku najbliższych lat warto, aby w Polsce powstały kolejne profesjonalne zespoły 

teatralne finansowane ze środków publicznych, w których aktorzy z niepełnosprawnością pracują na 

równych zasadach jak inni twórcy – z pełną odpowiedzialnością, świadomością i udziałem w procesie 

kreacji. Dopiero taka wielogłosowość może doprowadzić do zmiany społecznej i trwałego 

przesunięcia w myśleniu o roli teatru jako przestrzeni współtworzenia kultury.  
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