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	26.09
	czw
	19.00
	Kino  moralnego niepokoju
Nowy Teatr/ Warszawa

	27.09
	pt
	18.00
20.00
	The Silent House/ Cichy Dom
Saye theatre group/Iran

	28.09
	sb
	18.00
	Trump i pole kukurydzy
Teatr Polski/ Bydgoszcz

	29.09
	nd
	16.00
	Rewolucja, której nie było
Teatr 21/ Warszawa

	29.09
	nd
	12.00
17.00
21.00
	Nietota
Teatr Powszechny/ Warszawa

	29.09
	nd
	19.00
	Kowboje
Teatr Osterwy/ Lublin

	30.09
	pn
	13.00
	Cuda
Teatr Dansema/Litwa

	30.09
	pn
	19.00
	Być jak Beata
Teatr Współczesny/ Szczecin

	1.10
	wt
	18.00
	Morze ciche
Teatr Nowy /Zabrze

	1.10
	wt
	20.00
	Wiosna 1966
Instytut Teatralny /Warszawa

	2.10
	śr
	18.00
	Staś i zła noga
Teatr Śląski/Katowice

	2.10
	śr
	20.00
	An ongoing song
University of The Arts/ Amsterdam

	3.10
	czw
	19.00
	Więzi
Teatr Wybrzeże/Gdańsk

	4.10
	pt
	16.00
19.00
	Post-Europa
Koprodukcja TPB/ Blois/ NTD Weimar

	5.10
	sb
	19.00
	O mężnym Pietrku i sierotce Marysi. Bajka dla dorosłych
Teatr Polski/Poznań
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Nie/obecne – hasło tegorocznej edycji Festiwalu Prapremiery każe pytać o intelektualne i krytyczne
wyzwania stojące przed nowoczesnym teatrem. Dlatego w trzydziestą rocznicę zmiany ustroju,
chcielibyśmy poprzez medium teatru przyjrzeć się tematom, figurom, praktykom i emocjom, które są
nieobecne lub słabo obecne w demokratycznej przestrzeni publicznej. Interesują nas także głosy tych
grup, które po latach marginalnej obecności w życiu publicznym i dyskursie medialnym, w ostatnim
czasie za sprawą przemian świadomości społecznej i dzięki sile własnej politycznej aktywności,
zaczęły być mocno słyszalne. Jedne z najbardziej wyrazistych przykładów takich działań to sejmowy
protest osób z niepełnosprawnościami i ich opiekunów oraz paraliżujący polskie szkoły strajk
nauczycieli. Celem obu protestów była walka o godne warunki życia. Chcemy pytać o to, czy teatr
może pomóc we wzmacnianiu wyrazistości głosów oburzenia oraz czy jest w stanie stworzyć
przestrzeń, w której zostaną one na serio wysłuchane i przedyskutowane. Pragniemy przez to
sprawdzić, czy teatr jest gotowy włączyć się w budowanie struktur demokratycznego społeczeństwa i
czy potrafi stawać się instytucją prawdziwie publiczną a więc forum ścierania się różnorodnych racji,
poglądów, potrzeb i ich interpretacji, ale także miejscem jednoczenia się różnych grup w celu
sprawdzenia swojej liczebności i siły.









Program Festiwalu – spektakle konkursowe

26.09/ czwartek/ godz. 19.00/ Duża Scena TPB/ 120 min bez przerwy

Nowy Teatr Warszawa
Kino moralnego niepokoju

Reżyseria Michał Borczuch
Dramaturgia, scenariusz Tomasz Śpiewak
Scenografia, kostiumy Dorota Nawrot
Muzyka Bartosz Dziadosz
Reżyseria świateł Jacqueline Sobiszewski
Wideo, fotografia użyta w scenografii Wojciech Sobolewski
Charakteryzacja Monika Kaleta
Obrazy Jan Płatek
Asystenci reżysera Jeremi Pedowicz, Aleksandra Śliwińska

Obsada Bartosz Bielenia, Dominika Biernat, Marek Kalita, Maja Ostaszewska, Ewelina Pankowska, Piotr Polak, Jacek Poniedziałek, Eliza Rycembel, Krzysztof Zarzecki 

Spektakl inspirowany książką „Walden, czyli życie w lesie"  H. D. Thoreau oraz kinem moralnego niepokoju, szczególnie filmami Krzysztofa Kieślowskiego i Andrzeja Wajdy. Zderzając XIX-wieczny manifest o życiu prostym i w zgodzie z naturą oraz kino pokolenia naszych rodziców, które reagowało bezpośrednio na wydarzenia społeczno-polityczne w Polsce w latach 70. i 80., chcemy poszukać odpowiedzi 
na pytanie, czy w dzisiejszym świecie moralność, rodzina, praca, wspólnota, przyroda są skompromitowanymi hasłami z innej epoki, czy też ulegają dynamicznej metamorfozie.
Dwa źródła inspiracji łączy w spektaklu samotny bohater – niezależnie czy jego naturalnym środowiskiem jest wielkomiejskie społeczeństwo, czy romantyczne pustkowie nad leśnym jeziorem. 
Walden w naszym spektaklu to opowieść o znikaniu, wycofywaniu się z życia,
a w kontekście tematów kina moralnego niepokoju to gest obywatelskiego nieposłuszeństwa. Można czytać nasz projekt zarówno jako przekorną fantazję o życiu bez ludzi, jak i mroczną fantazję o życiu wśród nich.  

Spektakl dla widzów w wieku 16+










27.09/piątek/ godz.18.00 i 20.00/ Mała Scena TPB/ 60 min bez przerwy

Saye theatre group (Iran)
The Silent House/ Cichy Dom
Reżyseria i tekst Mehdi Mashhour
Asystent reżysera Fahimeh Hormozi

Obsada Benyamin Esbati, Mina Zaman

Mężczyzna i kobieta spędzają kolejny dzień w obozie dla uchodźców. Wszystko wydaje się naturalne w ich funkcjonowaniu, jednak coś wyraźnie niepokojącego wkrada się w ich związek. Napięcie, które towarzyszy ich relacji tworzy surrealistyczny obraz życia w jedynie pozornej monotonii. The Silent House jest wstrząsającym spojrzeniem na problem uchodźców z perspektywy pary. 
„Nie ma nic tak intrygującego jak tajemnica w teatrze, a The Silent House kryje w sobie tajemnicę, która rozwija się miarowo na oczach widza. Mehdi Mashhour, doceniony  przez międzynarodową krytykę irański reżyser, prowadzi dwójkę niezwykle utalentowanych aktorów tworząc psychologiczny thriller w teatrze. Ten kameralny spektakl ukazuje niszczycielski wpływ niewypowiedzianych słów i rujnującą niemoc bezlitosnej nudy w każdej relacji miłosnej.”
Heather Bagnall, źródło: http://fringereview.co.uk/




28.09/ sobota/ godz. 18.00/ spektakl kameralny/ Duża Scena TPB/ 120 min bez przerwy

Teatr Polski w Bydgoszczy
Trump i pole kukurydzy
Artur Pałyga

Reżyseria Paweł Łysak
Scenografia Robert Rumas
Kostiumy Konrad Parol
Video Tamara i Piotr Wyrzykowscy
Muzyka Stefan Węgłowski
Światła Robert Łosicki
Współpraca artystyczna Anna Włodarska
Inspicjent Adam Pakieła
Obsada Dagmara Mrowiec-Matuszak, Emilia Piech, Małgorzata Trofimiuk, Małgorzata Witkowska, Damian Kwiatkowski, Mateusz Łasowski

Coś się zaczyna. Zaczyna się koniec. Czy koniec może się zaczynać? A może to początek.
„Jesteśmy pierwszym pokoleniem, które odczuwa zmiany klimatyczne oraz ostatnim, które może coś w tym kierunku zrobić”. Słowa Baracka Obamy, które miały zmotywować delegatów konferencji klimatycznej w Paryżu w 2015 roku, stały się silnym hasłem nie tylko środowisk proekologicznych, ale i wielu postępowych polityków i przedstawicieli państw. W swoim przemówieniu prezydent USA wypowiedział jeszcze jedno, szczególnie ważne zdanie, które nie jest już tak często i chętnie powtarzane, choć zdaje się, że powinno: „Klimat zmienia się szybciej niż nasze działania”.
Paweł Łysak i Artur Pałyga po pięciu latach wracają na bydgoską scenę, by zastanowić się, jak można uratować świat. Jakie czynniki mogą sprowokować społeczeństwo do wspólnego działania na rzecz dobra planety? Czy jedynym determinantem, który pozwoli przetrwać ludzkości jest strach?
W wizji twórców inicjatywę przejmą kobiety, które swoim działaniem zanegują patriarchalne struktury społeczne, polityczne i gospodarcze. Przenosząc akcent na budowanie relacji – zamiast na rywalizację, na opiekuńczość – zamiast dominację, będą znajdować kolejne powody, by aktywnie uczestniczyć nie w ratowaniu starego świata, ale w budowaniu nowego, bardziej sprawiedliwego. Pozostaną jednak w tym zadaniu osamotnione, bo dotychczasowi władcy świata będą mocno zajęci. Szczególnie Trump, który będzie musiał odbyć nieprzyjemną rozmowę z polem kukurydzy, by następnie w pocie czoła poprowadzić śledztwo dotyczące wielkiego spisku roślin. Podobno przeciwko ludzkości.

Informujemy, że godzinę przed każdym przedstawieniem, w scenografii spektaklu będą prowadzone działania performatywne, do których oglądania serdecznie zapraszamy. Do czasu rozpoczęcia spektaklu będzie można swobodnie wchodzić i wychodzić z widowni.



29.09/niedziela/godz. 16.00/ Opera Nova/ 120 minut z 1 przerwą

Teatr 21 
Rewolucja, której nie było
Reżyseria Justyna Sobczyk
Dramaturgia Justyna Lipko-Konieczna
Scenariusz Justyna Lipko-Konieczna, Justyna Sobczyk
Ruch sceniczny Justyna Wielgus
Kostiumy, scenografia Wisła Nicieja
Asystentka scenografki Aleksandra Tomczyk
Reżyseria światła Sebastian Klim
Muzyka zespół Pokusa: Tymek Bryndal, Natan Kryszk, Teo Olter 
Produkcja Dagna Dąbrowiecka, Katarzyna Stępniak
Obsada Beata Bandurska, Teresa Foks, Daniel Krajewski, Maja Kowalczyk, Barbara Lityńska, Aleksander Orliński, Martyna Peszko, Maciej Pesta, Aleksandra Skotarek, Magdalena Świątkowska, Piotr Sakowski
Punktem wyjścia do pracy nad spektaklem "Rewolucja, której nie było" jest protest osób z niepełnosprawnościami i ich rodziców (RON), który rozpoczął się w sejmie 18 kwietnia i potrwał do 27 maja 2018 roku.
"Jako teatr, który bardzo czujnie, uważnie i krytycznie obserwuje polską rzeczywistość społeczną i polityczną związaną z osobami z niepełnosprawnościami, nie mogliśmy zostawić bez komentarza czterdziestodniowej okupacji sejmu. 
Taki gest nie może zostać przez nas zignorowany. Miał on swoją wagę, siłę i ciężar! Chcemy jeszcze raz przywołać to wydarzenie i stworzyć w teatrze okazję do wspólnego wejścia w pole napięć społecznych" (Justyna Sobczyk, reżyserka) 
Spektakl "Rewolucja, której nie było" nie jest rekonstrukcją wydarzeń, a raczej grą ze znaczeniami i emocjami, które towarzyszyły protestowi w sejmie. Protest, który wiosną obserwowała cała Polska, zostawił po sobie nie tylko rozczarowanie i bolesne świadectwo marginalizacji potrzeb osób z niepełnosprawnościami. Pozostały po nim także archiwalia – transparenty, listy i pocztówki pisane do protestujących oraz przez nich samych. Skorzystają z nich aktorzy „Rewolucji, której nie było”,
 ze sceny pytając o to, co wydarzyło się w sejmie, o wizerunek osób z niepełnosprawnościami w Polsce, a w końcu także o to, czy środowisko osób z niepełnosprawnościami może się zintegrować we wspólnej sprawie. Teatralna rewolucja da widzom i aktorom szansę sprawdzenia, czy społeczne przekonanie, że osoby z niepełnosprawnościami mają zrezygnować z rozwoju w obszarze zawodowym, ograniczyć swe potrzeby do minimum socjalnego, a swoje życie prywatne do przebywania w mieszkaniach
i specjalistycznych ośrodkach – jest zgodne z ich potrzebą?
„Rewolucja, której nie było” to spektakl, którego motorem jest napięcie między odgórnie ustanowioną normą i odstępstwem od niej; między niewypowiedzianymi głośno kryteriami moralnymi i wykrzyczanymi ze sceny osobistymi potrzebami i opiniami aktorów. To teatr, który bada przestrzeń pomiędzy tym, co jawne, a tym, co (jeszcze) ukryte.



29.09/niedziela/godz. 12.00, 17.00 i 21.00/ Mała Scena TPB/ 75 min bez przerwy
Teatr Powszechny im. Zygmunta Hübnera w Warszawie
Nietota


Reżyseria Krzysztof Garbaczewski
Producent Wojtek Markowski (Dream Adoption Society)
Artyści VR Maciej Gniady, Marta Nawrot, Mateusz Świderski, Jagoda Wójtowicz (Dream Adoption Society)
Choreografia Iza Szostak
Rekwizyty Jan Strumiłło
Reżyseria światła Piotr Pieczyński 
Kostiumy Marcin Kosakowski
Muzyka Jan Duszyński
Inspicjent Kuba Olszak
Obsada Karolina Adamczyk, Aleksandra Bożek, Magdalena Koleśnik, Oskar Stoczyński, Iza Szostak (gościnnie), Julian Świeżewski, Julia Wyszyńska

Nietota to nowy spektakl autorstwa kolektywu Dream Adoption Society w reżyserii Krzysztofa Garbaczewskiego odnoszący się do twórczości Tadeusza Micińskiego 
oraz wykorzystujący zbiorową, wirtualną rzeczywistość i nowe technologie generowane w czasie rzeczywistym. Samo zanurzenie w VR służy w nim nie tyle przeniesieniu do innego świata, ile wykreowaniu współdzielonej przez wszystkich widzów, choć doznawanej przez każdego oddzielnie, prywatnie, rzeczywistości.
 
Gogle VR rekomendowane są dla osób powyżej 12. roku życia. Podczas ich używania może pojawić się uczucie nudności. Zakładając gogle VR, niezbędne do obejrzenia spektaklu, decydują się Państwo na doświadczenie, które może wywołać niepożądane reakcje zdrowotne i zgadzają się Państwo nie dochodzić żadnego odszkodowania z tego tytułu. Jeśli cierpią Państwo na choroby układu krążenia, psychiczne lub związane z problemami z błędnikiem i wzrokiem – przed użyciem prosimy o konsultację z lekarzem i uprzedzenie o tym organizatorów wydarzenia. Używanie gogli VR nie jest zalecane dla osób starszych i kobiet w ciąży.
 
W spektaklu wykorzystywane są głośna muzyka i efekt stroboskopowy (światło pulsujące z dużą częstotliwością). Osoby wrażliwe na ten rodzaj oświetlenia prosimy o zachowanie szczególnej ostrożności.




29.09/niedziela/godz.19.00/ Duża Scena TPB/ 110 min bez przerwy

Teatr im. Juliusza Osterwy w Lublinie
Kowboje
Michał Buszewicz 

Reżyseria i dramaturgia Anna Smolar
Dramaturgia Michał Buszewicz
Scenografia i kostiumy Anna Met
Opracowanie muzyczne i reżyseria świateł Rafał Paradowski
Asystent do spraw organizacyjnych, inspicjent, sufler Monika Jabłońska-Sowa
Asystent scenografa Stefania Jabłońska
Obsada Daniel Dobosz, Maciej Grubich, Przemysław Gąsiorowicz, Justyna Janowska, Edyta Ostojak, Sonia Roszczuk, Jolanta Rychłowska
Spektakl „Kowboje” to próba przeniesienia pokoju nauczycielskiego w świat dzikiego zachodu. Kto tu kogo kolonizuje i czy nieustający pojedynek jest jedynym sposobem na osiągnięcie celu? Czy relacje oparte na przemocy, pozwalają się czuć bezpiecznie? Jeśli tak, to komu? Czy spontanicznie uwalniane agresja i wybuchy frustracji 
są właściwą metodą rozwoju? Czy codzienny strach i niepewność nie doprowadzają do strat, których nie uda się już odrobić?
Inspiracją do powstania spektaklu były spotkania przeprowadzone z lubelskimi nauczycielami przez reżyserkę Annę Smolar i dramaturga Michała Buszewicza. Podczas czterech sesji wywiadów - warsztatów uczestnicy opowiadali o poczuciu misji, o trudnościach, sukcesach i frustracjach towarzyszących wykonywaniu zawodu nauczyciela. Warsztaty pozwoliły nazwać i uchwycić sprawy, które nie mogłyby się pojawić w spektaklu bez wkładu ekspertów od nauczycielskiego życia. Serdecznie dziękujemy za spotkanie i pomoc. (Jednocześnie chcemy podkreślić, że postacie przedstawione w spektaklu mają charakter fikcyjny).

Nauczyciele,
w Teatrze im. Juliusza Osterwy przygotowaliśmy przedstawienie o Was.
Westerny zazwyczaj opowiadają o starciu sił reprezentujących wartości pozytywne - najczęściej honor i poświęcenie, z siłami zła. Western „Kowboje” opowiada także o przemocy instytucjonalnej i systemowej, której jako grupa zawodowa poddawani są nauczyciele, reagują na nią, ale i czasem sami ją przedłużają.
W tworzeniu przedstawienia zainspirowały nas znane Państwu książki, przedstawiające alternatywne spojrzenie na wychowanie i edukację (Jacques Rancière „Mistrz ignorant”, Janusz Korczak „Prawo dziecka do szacunku”, Jacques Rousseau „Emil, czyli o wychowaniu”), ale też warsztatowe spotkania z gronem nauczycieli szkół podstawowych, gimnazjów i liceum w Lublinie. Stąd wiemy, że są wśród Was tacy, którzy poczuli autentyczne powołanie, aby stać się wychowawcą i pedagogiem i dalej je czują. I tacy, którzy obserwują narastające zawodowe wypalenie. I tacy, którzy, doświadczając braku społecznego zaufania, z tęsknotą patrzą na Finlandię, gdzie nauczyciel oznacza prestiżowy, dobrze opłacany zawód, ale też rzeczywiste powołanie i psychologiczne umiejętności, nowoczesne myślenie.
Tymczasem, jak mówi jeden z nauczycieli, w systemie który znamy, ośmiolatek jeszcze wierzy, że kartkówki mają sens. Szesnastolatek nie ma już złudzeń. 
Pisze je bez przekonania, żeby kogoś zadowolić.
Zadajemy pytanie o to jakiego mistrza szukamy, kim ma być nauczyciel i jak odpowiedzialnie i mądrze służyć najgłębszej potrzebie człowieka – poznawania i rozwoju tak, aby doświadczenie wyniesione ze szkoły mogło odegrać w uczniowskim i dorosłym życiu autentyczną emancypacyjną rolę. Liczymy na to, ze nasz spektakl wpisze się w dyskusję nie tylko o tym jak nauczyciel jest postrzegany, ale także jakich wzorców chcemy dla przyszłych uczniów.



30.09/poniedziałek/ godz.11.00/ Górne Foyer TPB/ 40 min bez przerwy – spektakl poza konkursem
 
Teatr Dansema / Litwa
Cuda

Choreografia Birutė Banevičiūtė 
Obsada Agnė Ramanauskaitė, Mantas Stabačinskas

Spektakl przeniesie dzieci w świat magicznej opowieści o tym, jak małe rzeczy takie jak kawior, jajko, robak lub ziarno, zamieniają się w piękny kwiat, kolorowego motyla, zieloną żabę czy niezdarnego pingwina. To historia o milionach komórek łączących się w jeden organizm i rosnących w siłę, by w efekcie powstało jedyne w swoim rodzaju życie. Twórcy tanecznego performansu ukażą ten proces jako wyjątkową i niepowtarzalną drogę tworząc obraz złożony z feerii barw i kolorów, dźwięku i ruchu. 
spektakl dla dzieci w wieku 3-6 lat

30.09/poniedziałek/ godz. 19.00/  Duża Scena TPB/ 140 min bez przerwy

Teatr Współczesny w Szczecinie
Być jak Beata 


Pomysł Piotr Domalewski
Scenariusz Piotr Domalewski, Żelisław Żelisławski
Dramaturgia Żelisław Żelisławski
Reżyseria Magda Miklasz
Aranżacje muzyczne i przygotowanie wokalne Tomasz Lewandowski
Scenografia Mirek Kaczmarek
Kostiumy Hanka Podraza
Video Kamila Paradowska
Reżyseria światła Piotr Nykowski
Charakteryzacja Sylwia Kaźmierowska-Kowalik
Asystent reżysera Magdalena Wrani-Stachowska
Obsada Maria Dąbrowska, Magdalena Wrani-Stachowska, Arkadiusz Buszko, Maciej Litkowski oraz Jacek Piątkowski, Tomasz Stępień i Bartłomiej Makuła
ze specjalnym udziałem Katarzyny Kossak
Muzyka na żywo
Instrumenty klawiszowe Tomasz Lewandowski
Bas, moog Paweł Rozmarynowski
Gitara Waldemar Zieliński
Perkusja Kuba Fiszer 

Muzyczne show jakiego jeszcze nie było. Spektakl, który wzruszył i rozbawił 
do łez samą Beatę Kozidrak. Zachwyt publiczności budzą aranżacje hitów BAJMU i przezabawne kreacje aktorskie, nadające im nowe, często zaskakujące znaczenie. W teatrze wszystko jest możliwe, nawet najbardziej niepozorny emerytowany policjant, zakonnica czy właściciel bistra z kebabem mogą „być jak Beata”. Zapraszamy zwyczajne dziewczyny, estradowe bestie i skromnych wrażliwców, wszystkich – zadowolimy nawet najbardziej wymagających. Jeśli jesteś sobą i spełniasz marzenia, to możesz wszystko – także „być jak Beata”! Przyjdź i się przekonaj.
 1.10/wtorek/ godz. 18.00/ Mała Scena TPB/75 min bez przerwy

Teatr Nowy w Zabrzu
Morze ciche 
Jeroen Van Haele

Przekład Jadwiga Jędryas
Reżyseria Łukasz Zaleski
Adaptacja i wideo Amadeusz Nosal
Scenografia i kostiumy Kaja Migdałek
Muzyka i dźwięk Kamil Tuszyński
Obsada Anna Konieczna, Danuta Lewandowska, Joanna Romaniak


Współczesna kultura oparta jest głównie na dźwięku, dlatego też osoby głuche i niedosłyszące często boją się przełamać i wyjść z domu, chociażby na spektakl do teatru. Dlatego też Teatr Nowy w Zabrzu „wychodzi” do szkół, ośrodków i placówek wychowawczych, w których uczą się dzieci z wadami słuchu. W ramach projektu, którego organizatorem jest Instytut Teatralny im. Zb. Raszewskiego zaplanowaliśmy kilkanaście wyjazdów m.in. do: Katowic, Krakowa, Warszawy, Kalisza i Kutna.

Głównym bohaterem spektaklu jest nastoletni Emilio. Tematem, jego dorastanie – wśród rówieśników, rodzeństwa, rodziców w krajobrazie śródziemnomorskiej, słonecznej Katalonii. Emilio jednak nie jest zwykłym chłopcem – nie zna bowiem, tak oczywistego dla większości ludzi, świata dźwięków, nie słyszy od urodzenia. 
Nie zna swojego głosu, a nawet się go boi. Potrzebuje „tłumacza” – kogoś, kto przełoży mu język dźwięków na jego własny. Znajduje się przyjaciel rodziny – Javier. Tylko jak przełożyć na ten „cichy” język szum fal, pisk mew, płacz dziecka czy pijackie wrzaski ojca?
Poetycka i mądra opowieść, która daje wiarę w sens życia, nawet wtedy, gdy świat nie chce nas usłyszeć. Historia chłopca, który szuka akceptacji i zrozumienia. Opowieść o dorosłych i wyzwaniach, w obliczu których stają, by odpowiedzialnie i mądrze wychować dziecko.
Spektakl „Morze ciche” powstał w ramach Konkursu im. Jana Dormana. Konkurs im. Jana Dormana na produkcję spektaklu prezentowanego w szkołach wynika z potrzeby podniesienia jakości artystycznej przedstawień pokazywanych w placówkach oświatowych. Ideą konkursu jest z jednej strony wspieranie szkoły poprzez kształtowanie bogatej i różnorodnej oferty spektakli przygotowanych z myślą o wieku i potrzebach uczniów oraz specyficznych szkolnych warunkach, z drugiej zaś – wspieranie mobilności teatrów i otwieranie ich na wyzwania bezpośredniego kontaktu z widzem poza murami ich instytucji. Patronem konkursu jest Jan Dorman – wybitny twórca polskiego teatru, reżyser i pedagog, wieloletni dyrektor Teatru Dzieci Zagłębia w Będzinie.

Spektakl dla dzieci słyszących i niesłyszących grany w języku migowym.







2.10/środa/ godz.18.00/ Duża Scena TPB/ 60 min bez przerwy

Teatr Śląski im. Stanisława Wyspiańskiego w Katowicach
Staś i zła noga 


Adaptacja Katarzyna Błaszczyńska
Reżyseria Bartłomiej Błaszczyński
Scenografia, kostiumy i reżyseria światła Magdalena Grundwald
Choreografia Sylwia Hefczyńska-Lewandowska 
Muzyka Jakub Adamiak
Muzyka na żywo Patrycja Hefczyńska
Obsada Katarzyna Błaszczyńska, Dawid Kobiela, Michał Rolnicki,  

Staś przyjaźni się ze swoją Złą Nogą, ale Mama powoli zaczyna martwić się, że ten nietypowy przyjaciel sprowadzi na jej syna nieszczęście. Chłopiec, choć nie traci dobrego humoru, zaczyna przynosić ze szkoły kiepskie oceny i powoli traci kolejnych znajomych. Mama również wydaje się nie mieć szczególnego szczęścia do międzyludzkich relacji. Czy Zła Noga jest naprawdę taka zła? A może to tylko wymysł Stasia, który próbuje wymigać się od obowiązków i kar?
„Staś i Zła Noga” to opowieść o kilkunastoletnim chłopcu z niepełnosprawnością, którego samotnie wychowuje Mama. O ich zmaganiach z codzienną rzeczywistością, przezwyciężaniu przeciwności i poszukiwaniu przyjaciół. Wszystko to podszyte solidną dawką ironicznego humoru, bo przecież ta historia to znacznie więcej! Mama walczy z systemem, Staś trenuje zdolności telepatyczne, a Zła Noga marzy, by zostać kosmonautką. Jak potoczą się ich historie?
Spektakl na podstawie komiksu Tomasza SPELLA Grządzieli „Przygody Stasia i Złej Nogi”

Spektakl nie tylko dla młodego widza.

2.10/ środa/ godz. 20.00/ Mała Scena TPB/ 60 min bez przerwy

DAS Theatre Amsterdam
An ongoing song 


Reżyseria Szymon Adamczak  
Dramaturg / kompozytor Panna Adorjáni
Ilustracje Roland Korponovics
Scenografia Paweł Szubert
Współpraca artystyczna Zhana Ivanova, Manolis Tsipos
Tutoring Jeroen Fabius
Wsparcie Instytut Adama Mickiewicza w Warszawie
Obsada Szymon Adamczak, Billy Mullaney




3.10/czwartek/ godz.19.00/ Duża Scena TPB/ 110 min bez przerwy

Teatr Wybrzeże w Gdańsku
Więzi


Reżyseria Olena Apczel
Dramaturgia Jarosław Murawski
Scenografia, kostiumy Natalia Mleczak
Światło, video Szymon Kluz
Asystent reżysera Katarzyna Dałek
Inspicjent, sufler Katarzyna Wołodźko
Projekt plakatu Mirosław Adamczyk
Obsada Małgorzata Brajner, Agata Bykowska, Katarzyna Dałek, Jacek Labijak, Krzysztof Matuszewski


- Gdy próbuję wymówić tytuł tego spektaklu, wychodzi mi na końcu coś między „i” a „y”. Wiem, że to dwa różne słowa, ale na szczęście znaczą z grubsza to samo; co innego „przeszłość” i „przyszłość”, których nie umiem odróżnić, a to jednak poważniejszy problem – tak zaczyna się ta historia. Bohaterka urodzona w Donbasie na wschodniej Ukrainie opowiada o swoim kraju z innej perspektywy niż ta, z jaką patrzy się na Ukrainę w Polsce, czyli głównie przez pryzmat tego, co dzieje się we Lwowie i Kijowie. Mówi o tym, jak wygląda Polska z perspektywy Ukrainy, ale przede wszystkim opowiada o samej Ukrainie, kraju niezwykle zróżnicowanym, przeoranym dodatkowo przez trwający od 2014 roku wewnętrzny i zewnętrzny konflikt.
WIĘZI oparte są na dziennikach i relacjach Oleny Apczel, ukraińskiej reżyserki i performerki, która była świadkiem dramatycznych wydarzeń w Kijowie, Charkowie i innych miastach Ukrainy, które zapoczątkowały „rewolucję godności”, 
a w jej następstwie hybrydową wojnę. Była na froncie jako wolontariuszka, organizowała pomoc rodzinom poległych, ale przede wszystkim była świadkiem, jak wyostrzone przez Majdan podziały infekują kraj i ludzi, przechodząc w poprzek miast, grup przyjaciół, a nawet rodzin - w tym jej własnej.
- Przez pogmatwanie relacji w mojej rodzinie chciałam ukazać skomplikowaną sytuację społeczno-polityczną w kraju, gdzie jakikolwiek wybór w warunkach wojny prowadzi do wyrzeczenia się czegoś. Z jednej strony nacjonalizm i patriotyzm 
są niezbędne, by konsolidować naród, z drugiej oznaczają dla wielu podążanie w stronę państwa, w którym wszyscy mówią tak samo, wierzą tak samo i myślą tak samo. A to nie jest możliwe w kraju tak wieloreligijnym, wielojęzycznym i wielonarodowym jak Ukraina – mówi reżyserka.
WIĘZI to spektakl o życiu „pomiędzy”: pomiędzy Ukrainą i Polską, pomiędzy Ukrainą wschodnią i zachodnią, pomiędzy narzucanymi przez różne środowiska narracjami. Ale przede wszystkim to rzecz o wyborze między potrzebą i chęcią służenia ojczyźnie a miłością do rodziny i rodzinnej ziemi. I o okolicznościach, które sprawiają, że obie te miłości mogą się wykluczać.





4.10/piątek/ godz. 16.00 i 19.00/ Mała Scena TPB/ 60 min bez przerwy – spektakl poza konkursem

[bookmark: _Hlk16070048]Post-Europa
Koprodukcja Teatru Polskiego w Bydgoszczy, Deutsches Nationaltheater Weimar (Niemcy), European Youth Education and Meeting Centre Weimar, Miasta Blois (Francja) w ramach programu Erasmus+.

Reżyseria Angelika Andrzejewski 
Choreografia i opieka artystyczna Arthur Schopa
Scenografia i kostiumy Torsten Thiele
Dramaturgia Eva Bormann
Muzyka Raimund Kroboth
Asystent reżysera Robert Ziesenis
Obsada Arwen Burgau, Alix Chacun, Julia Decker, Clovis Fourdrinier, Jette Friedrich, Ida Habisreuther, Theresa Hammer, , Igor Kondrat, Zuzanna Kot, Amos Lange, Kacper Malak, Olga Perczyńska, Martin Quinet, Michael Rudolph, Patrycja Struwe, Torsten Thiele, Ksawery Tracz, Aras Umut Dal, Paul Uziel
„Post-Europa” to futurystyczny, międzynarodowy projekt z udziałem młodych uczestników z Francji, Polski i Niemiec. Praca nad spektaklem rozpoczęła się od zbadania, w jaki sposób obywatele w tych trzech konkretnych krajach definiują stan współczesnej Europy. Oprócz przeprowadzania wywiadów z mieszkańcami miast, w których odbywały się próby, uczestnicy spotkali się również ze specjalistami z obszaru polityki i autorytetami akademickimi. 
Kreacja zbiorowa, która była podstawą współpracy młodzieży, zaowocowała spektaklem opartym na samodzielnych badaniach współczesnego stanu Europy oraz wyobrażeniach post-europejskiej przyszłości. Tym samym twórcy projektu za pomocą języka artystycznego wyrazili swoją nadzieję na odnalezienie nowej i „ulepszonej” Europy przyszłości.
Ich dochodzenie koncentrowało się przede wszystkim na kierunku, w którym zmierza Wspólnota Europejska oraz na tym, jakie demokratyczne i często utopijne sugestie młodzi ludzie mogą wnieść do europejskiej idei. 
Projekt został przygotowany i zaprezentowany podczas festiwalu „Week of Democracy” w Deutsches Nationaltheater Weimar.


5.10/sobota/ godz. 19.00/ Duża Scena TPB/ 90 min bez przerwy

Teatr Polski Poznań
O mężnym Pietrku i sierotce Marysi. Bajka dla dorosłych 


Reżyseria Wiktor Rubin
Dramaturgia Jolanta Janiczak
Scenografia Wiktor Rubin
Kostiumy Hanna Maciąg
Muzyka Krzysztof Kaliski
Światło, wideo Marek Kozakiewicz
Asystentka reżysera i scenografa Monika Winiarska
Inspicjent Magdalena Matusewicz
Produkcja Zuzanna Głowacka
Obsada: Barbara Krasińska, Agnieszka Kwietniewska, Monika Roszko, Zuzanna Saporznikow, Kornelia Trawkowska, Mariusz Adamski, Michał Kaleta

O czym pisałaby Maria Konopnicka, gdyby żyła w dzisiejszych czasach? Co zawierały listy spalone przez jej córki? Co jest zapisane w rytmie jej wierszy? Jakie nienazwane pragnienia, tęsknoty? W epoce pozytywizmu, kobieta chcąca pisać i z tego pisania się utrzymywać, chcąca omijać cenzurę, ale jednocześnie być słyszalna, musiała mierzyć się z dziesiątkami ograniczeń, iść na kompromisy, siebie samą przemilczać, kierować pióro na „sprawy ważne”, zaznaczyć swoje zaangażowanie w walkę narodowo-wyzwoleńczą. Swoje sprawy, problemy codzienności, relacje z dziećmi, opresyjne małżeństwa, rozczarowania relacjami, biedę, należało mieć schowane głęboko w szafie i używać siebie tylko wtedy, gdy mogło to posłużyć większej idei. Należało mieć zwłaszcza w szafie relacje, które nie mieściły się w „normie”. O swobodnej autoekspresji można było tylko marzyć. Kobiety w epoce wstydu, w epoce braku narzędzi, za pomocą których mogłyby ten wstyd opisać, uciekały w bardzo niekompletne autoportrety. Kawałki wolności musiały wyrywać, nie raz narażając się na śmieszność.

Maria Konopnicka spędziła ostatnie dwadzieścia lat swojego życia u boku młodszej od siebie o dwie dekady kobiety – podróżując z nią po Europie, pisząc, próbując się z jednej strony uwolnić od nadzoru ekspertów i ojczyźnianych zobowiązań, z drugiej zaś pracując literacko na wizerunek wieszczki. Konopnicka nie pozwalała się nawet fotografować, pisane przez siebie listy nakazywała niszczyć adresatom, chciała mieć kontrolę nad wszystkim, co było z nią kojarzone. Ten starannie wypracowany wizerunek musiał pochłaniać ogromne ilości czasu i kosztować wiele siły twórczej.

Spektakl „O mężnym Pietrku i sierotce Marysi. Bajka dla dorosłych” jest fantazją na temat Konopnickiej, która wyrywa się wizerunkom i oczekiwaniom – poprzez eksperyment sprawdza, z jakich pragnień, celów i postaw się składa. Odtwarza te spalone listy, te notatki na marginesie, te przemilczane dekady spędzone pod rękę z Marią Dulębianką, zwaną przez nią „Pietrkiem z powycieranymi łokciami”. Ile było (i jest) takich par „przyjaciółek”, „ciotek”, „sióstr” we wsiach i miasteczkach? Par, które o swojej miłości nie mogły nawet szeptać, bo nie miały słów, obrazów i pojęcia, że we wsi obok żyją ich odbicia? Ile zapomnianych, przemilczanych pocałunków, wzruszeń, wspólnych podróży i towarzyszenia w odchodzeniu, których już nigdy nikt nie opowie? Ile pustych domków, w których mieszkały takie pary dziewcząt, kobiet?

Czy Konopnicka może być patronką takich cichych, zapomnianych miłości?

Spektakl przeznaczony dla osób dorosłych.




Wydarzenia towarzyszące

Rozmowy z twórcami spektakli
Korzystając z wieloletnich doświadczeń rozmów z twórcami spektakli zaproszonych na Festiwal Prapremier Teatr Polski w Bydgoszczy kontynuuje tę formułę wymiany doznań estetycznych i intelektualnych w tegoroczne edycji Festiwalu Prapremier pod hasłem Nie/obecne. 
Spotkania z twórcami będą się odbywały w kawiarni teatru.
Prowadzenie: Katarzyna Waligóra, Jakub Papuczys





1.10/wtorek/godz.20.00/ Górne Foyer TPB

Helena Mikołajska
Wiosna 1966 

Czytanie performatywne powstało w ramach organizowanego przez Instytut Teatralny w Warszawie projektu SCENA NIEPODLEGŁYCH KOBIET, którego kuratorką jest Agata Adamiecka.
Reżyseria Martyna Peszko
Dramaturgia Justyna Lipko-Konieczna
Materiały wideo Magda Mosiewicz
Muzyka Maciej Łukasz Szymborski
Obsada Dorota Landowska, Małgorzata Trofimiuk, Małgorzata Witkowska

Wiosna 1966 w reżyserii Martyny Peszko to odważna próba zmierzenia się z kondycją zawodu aktorki w panującym modelu teatru. Punktem wyjścia do rozważań prowadzonych przez zaproszone do projektu trzy aktorki dramatyczne: Dorotę Landowską, Małgorzatę Trofimiuk i Małgorzatę Witkowską jest tak zwana spowiedź Haliny Mikołajskiej – tekst z archiwum prywatnego, w którym ta wybitna przedwojenna aktorka, dama scen polskich, heroina, ale też polityczka, działaczka społeczna, założycielka KOR-u, rozlicza się w czasie trwającej po operacji rekonwalescencji z wpisanymi w zawód aktorki wyzwaniami,
oczekiwaniami, marzeniami i rozczarowaniami towarzyszącymi relacjom aktorki z jej publicznością. Głównymi protagonistami tego spotkania są bowiem właśnie aktorka i publiczność – to widzowie stają się powiernikami wypowiadanych niezwykle odważnie tez dotyczących panującej w teatrze hierarchii, gier środowiskowych wywyższających jednych kosztem drugich, niesprawiedliwości ekonomicznych, czy uzależnienia instytucji teatru od władzy państwowej i dyktowanych przez nią warunków. Sekrety skrzętnie ukrywane wychodzą zza zamkniętych drzwi dyrektorskich gabinetów i aktorskich garderób, a wypowiedź aktorek staje się w ich ustach manifestem na drodze do sprawiedliwiej urządzonego teatru. Nie bez znaczenia jest, że główną treść scenariusza tego czytania performatywnego tworzy tu tekst wieńczący trzeci tom wydawnictwa HyPaTia, feministycznego projektu badawczego, przywracającego kobiece głosy twórczyń polskiego teatru, pod tytułem "Nieświadomość teatru". Idąc za tropem sugerowanym przez tytuł tomu można uznać, że tylko wypowiedzenie treści nieświadomej, zepchniętej poza dotychczasowy porządek mowy i wypartej jako niewygodna czy wstydliwa pozwoli dokonać zmiany w społecznym odbiorze teatru i renegocjować krzywdzące niejednokrotnie zasady na jakich się on opiera.
Ważnym aspektem tej wypowiedzi są prywatne głosy współczesnych aktorek wplecione w tekst Mikołajskiej. Dzięki temu na scenie dochodzi do poruszającego dialogu, w którym teatralna współczesność, niepozbawiona przecież refleksji krytycznej, zaskakująco przegląda się w historii, skłaniając do nieoczekiwanych wniosków.
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