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«Театр без нас невозможен»
Юлия Анатольевна Клейман – театровед, театральный критик, доцент кафедры зарубежного искусства РГИСИ и куратор многих фестивальных проектов, таких как «Точка 
доступа», «В смысле?!», «Территория.Kids» и других. Она как раз была на фестивале современного искусства «Территория. Магадан», когда мы созвонились, чтобы поговорить о 
том, какое будущее ждет театр и для чего он нужен подросткам.

- Юлия Анатольевна, что такое 
театр, на Ваш взгляд, почему, 
несмотря ни на что, он существует 
до сих пор?

-  Я считаю, что театр может быть 
очень разным, и обходиться может 
почти без всего, но без зрителя нет 
театра. Так что театр – это что-то, 
что кем-то специально организо-
вано для нас, для того чтобы мы в 
определенное время в определен-
ном месте получили особенный 
опыт. Поэтому почему бы ему не 
существовать? Ведь театр способен 
расширить границы реальности до 
бесконечности, дать ощутить в себе 
невозможные в обычной жизни 
эмоции и идеи, пережить контакт 
с кем-то, кого нигде больше не 
встретишь. А главное, встретиться с 
той грандиозной частью своего «я», 
которая погребена под пеплом еже-
дневных забот. В отличие от кино, 
которое безусловно, театр – очень 
условное искусство, где совсем не 
обязательно то, что мы видим на 
сцене, возникает в своей букваль-
ной функции. Там растянутая белая 
простыня будет морем, облаком, 
сном – чем угодно. Или, если это 
сайт-специфический спектакль, 
когда вдруг парк, улица, завод ока-
зываются площадкой для театраль-
ной игры, эти обыденные объекты 
заставляют нас испытывать какое-то 
особое удовольствие. Это апелляция 
к нашему образному мышлению и 
нашему воображению, то, что невоз-
можно поставить на паузу. Кино без 
нас возможно, а театр – нет.

- Театр сейчас уходит от своих 
традиционных форм, не потеряет 
ли он себя?

-  Мне кажется, он никуда не ухо-
дит. Просто постепенно сложилось 
представление о традиционном – 
«нормальном» – театре как исклю-
чительно о сцене-коробке, на кото-
рой люди в костюмах обязательно 
играют определенных персонажей. 
Но, во-первых, и такой театр тоже 
никуда не девается, а во-вторых, 
театр всегда менялся и был раз-
ным. Например, театр, где зрители 
исследуют местность, где место 
«акторов» занимают не актеры, а, 
допустим, неодушевленные пред-
меты, где сами зрители принимают 
на себя роль тех, кто действует, 
совершает выбор и напрямую 
влияет на развитие сюжета. Все 
эти формы, которые, на самом 
деле, появились давно, до сих 
считаются довольно радикаль-

ными и их доля в общем объеме 
зрелищ очень невелика. Один и 
тот же режиссер может поставить 
документальный спектакль, «бро-
дилку», спектакль, который будет 
требовать от зрителя участия, или 
просто поставить пьесу, которую 
актеры разыграют на глазах у 
собравшихся, в зависимости 
от того, какой реакции зала он 
хочет добиться. Вот и все.

- По поводу реакции зала: 
есть мнение о том, что иммер-
сивный театр немного заи-
грывает со зрителем. Как Вы 
относитесь к этой точке зрения, 
и где грань между заигрыванием 
и художественной формой? 

- Но ведь и неиммерсивный 
театр может быть заигрыванием 
со зрителем. Дело не в старых 
и новых формах, как писал 
Чехов. Да, есть коммерческие 
проекты, исключительно щеко-
чущие нервы, не созданные ради 
больших смыслов. А есть сильные 
спектакли, которые дарят зрителю 
сложный опыт, ставят его перед 
действительно волнующей ситуа-
цией. У меня был текст о спектакле 
«Игрушки» от датского режиссера 
Сигны Кестлер. Это был иммер-
сивный спектакль, поставленный 
в Петербурге. После четырех часов, 
проведенных в помещении быв-
шего завода слоистых пластиков, 
где был развернут целый город, 
свой собственный – довольно 
страшный - мир, возникало много 
вопросов и к тому, как устроен мир, 
в котором мы живем, и к самому 
себе. Зрители выходили оттуда 
совершенно пересобранными 
изнутри, о заигрывании со зрите-
лем не было речи. Или, например, 
спектакль Петра Чижова «Там был 
мой дом» проходил в квартире 
предназначенного на расселение 
дома. Зрители 
могли либо 
ходить за 
актером 
и слу-
шать его 
монолог 
вживую, 
л и б о 
с л е -

дить 
з а 
с л о -
в а м и 
в науш-
никах и 
осматривать 
все само-
стоятельно. 
Пьеса написана 
драматургом 
Ксенией Саве-
льевой от лица 
мальчика, кото-
рый возвраща-
ется в квартиру бабушки и 
дедушки. В этой квартире были 
трогательные, знакомые каждому, 
запахи и стояла советская мебель. 
Но благодаря расставленным зер-
калам, флаконам одеколона, бли-

кам от капающей воды, там воз-
никало пространство сна. Оно 

было и уродливым – ведь 
из взрослой перспективы 
было ясно, что жизнь в 
этом доме не была безо-
блачной – и ностальги-
ческим одновременно. 
Опять же, зрители пере-
живали многомерный 
опыт: здесь и столкно-
вение с печальной 
реальностью, и разо-

чарование, и желание 
уберечь свои детские 
воспоминания, и 
попытка признать 
эту правду.

- А  
что для 

Вас важно в 
спектакле?

 
-  Для меня всегда важно каче-

ство исследования, которое стоит 
за работой. В каждом типе спекта-
кля – свое исследование. Напри-
мер, когда режиссер и его актеры 
действительно исследовали чело-
веческую психологию до каких-то 
мельчайших, скрытых уголков, как, 
например, происходит в лучших 
спектаклях Льва Додина, Констан-
тина Богомолова или Кристиана 
Люпы. Тогда возникают погруже-
ния в бездны человеческой души, 
мозга, сердца, бессознательного 
– всего. И такой опыт оказывается 
ничуть не менее сильным, чем опыт 
какого-нибудь спектакля в стран-
ном пространстве, где ощущаешь 
опасность, где непонятны правила 
игры, и с тобой может что-то прои-
зойти. Так, в давнем сайт-специфи-

ческом спектакле «В сторону белого 
КАМАЗа» его команда исследовала 
незнакомое театру пространство 
Удельного парка: то, как с ним 

сегодня иронично сопрягаются 
мотивы «Илиады» и «Одиссеи». 

-  Юлия Анатольевна, какой 
театр и какие спектакли Вам 

нравятся? 

- Я была и остаюсь 
поклонницей театра 

«Пост» Дми-
трия Волко-
стрелова. 
Это такой 
т е а т р , 
который 
р а б о т а л 

очень мини-
малистично 

и всегда соз-
давал поле 

напряжения 
между словами, 

актерским существо-
ванием и зрителем. Там 
не было прямых эмоций, 

только тонкий опыт, сравни-
мый с решением логических 
задач, с восприятием како-
го-то ультрасовременного 
искусства. Из событий послед-
него сезона мне понравился 
«Идиот» Петра Шерешев-
ского, он переносит действие 
романа в современность, там 
мощно работает актер Илья 

Дель в роли князя Мышкина. Князь 
Мышкин, являющийся смысловым 
центром и романа Достоевского, и 
этого спектакля – это сложно состав-
ленная человеческая персона. У 
Шерешевского он – поэт, нервный 
и эксцентричный, с огромной вну-
тренней силой, возможно, не вполне 
проявленной для него самого. При 
этом от Рогожина тоже не знаешь, 
чего ожидать, но он, напротив, 
какой-то очень узнаваемый, такой 
гопник, парень из местных. Спек-
такль не пытается сделать зрителям 
приятно, а пытается столкнуть нас с 
этими безднами человеческой пси-
хики, что для Достоевского и было 
главной задачей. А, конечно! Мой 
любимый театр в последнее время 
– это Театр Ди Капуа, их последняя 
премьера – спектакль «Крысолов». 
Он покоряет меня и сложным мон-
тажом, и актерской игрой – совер-
шенно отвязной в лучшем смысле 
слова – пронзительностью содер-
жания, юмором, и все это в самом 
безумном замесе. Добавьте к этому 
то, что спектакль идет в магическом 
пространстве катакомб Петрикирхе. 
Один из главных петербургских 

режиссеров для меня всегда был и 
есть Борис Павлович, и среди гром-
ких премьер сезона нельзя не заме-
тить его сюрреалистический коллаж 
«Конец света, моя любовь». А еще 
я готова снова и снова смотреть 
спектакли писателя, математика и 
режиссера Романа Михайлова – в 
БДТ идут «Несолнечный город» и 
«Ничего этого не будет». Для меня 
эталонный спектакль – спектакль, 
где есть точность поиска, желание 
идти в выбранном направлении 
до конца. Где есть честность наме-
рения и силы и талант, чтобы эти 
намерения исполнить. «Несолнеч-
ный город» ничем не похож на 
«Крысолова», «Крысолов» ничем 
не похож на «Идиота». Это все раз-
ные спектакли, но в каждом из них 
есть что-то, что делает для меня их 
событием. 

- Какой Вы видите судьбу теа-
тра, какие новые формы его ждут в 
будущем?

-  Если говорить о новых фор-
мах и технологиях, то наверняка 
нейросеть будет как-то вторгаться в 
создание пьес и визуального кода. 
Возможно, будет больше спектаклей 
с роботами: такие спектакли есть и 
сейчас. В России, например, – спек-
такль Ивана Засланцева «Робот 
Костя». С другой стороны, я уве-
рена, что традиционный театр тоже 
никуда не денется. Чем больше тех-
нологий и спровоцированной ими 
атомизации, тем больше потребно-
сти в специфическом живом кон-
такте, который есть только в театре, 
в его энергии и непредсказуемости. 
Если говорить о своих надеждах, то 
я надеюсь, что будет больше акте-
ров-личностей и меньше спектаклей, 
в которых с актерами обращаются 
как с говорящими манекенами (если 
только это не концепт, как у Сюзанны 
Кеннеди в ее замечательных «Трех 
сестрах»). Чтобы спектакль, осно-
ванный на актерской игре, был 
контактом с уникальной, мощной 
личностью. Это требует некоторых 
подвижек в системе образования: 
больше самостоятельности актеров, 
их сепарации от большой фигуры 
Мастера. Хочется возвращения 
спектаклей-дрейфов, позволяю-
щих ощутить город своим. Хочется, 
чтобы Петербург вновь стал 
столицей самого разнообраз-
ного андеграундного театра, но 
чтобы такой театр, привлекая в 
качестве создателей гениальных 
безумцев, имел шанс выжить. 
Вообще очень хочется, чтобы в 
отечественный театр вернулась 
свобода: во всех смыслах.

Елена ПОДОЛЯК 



В АНИЧКОВОМ2

«Я умру, если не буду танцевать»КОЛОНКА 
РЕДАКТОРОВ

«Есть одна цитата из спектакля: 
«Да я умру, если не буду танце-
вать». Наверное, это про меня», 
– рассказывает девушка. Карина 
еще в детском садике играла в 
музыкальных сказках и читала 
стихи, поэтому при переезде 
из Оренбурга в Санкт-Петер-
бург родителям девушки пока-
залось хорошей идеей отдать 
Карину в музыкально-эстрад-
ный театр-студию. Заниматься 
в студии было сложно, но труд-
ности не пугали ее: «Мама часто 
говорила, что я своенравная и 
упертая. Из-за своего харак-
тера я могла в минус тридцать 
идти зимой без шарфа и только 
через полчаса признаться, что 
мне холодно», – рассказывает 
девушка. С возрастом эта черта 
характера помогла Карине, 
она никогда не боялась неудач, 
которые возникали в ее «теа-
тральной» жизни, и боролась 
с ними. У девушки никогда не 
было стереотипного мышления 
о том, что «актер – это ненасто-
ящая профессия», потому что в 
«Розыгрыше» она почувство-
вала, насколько сложная это 
профессия. «В студии я научи-
лась многому. Безусловно, ино-
гда было тяжело, и я получила 
много психологических травм, 
с которыми впоследствии боро-
лась. Например, один педагог 
сказал мне, что я не умею петь. 
Но это не значит, что я бросила 

вокал. Я работала над своими 
недостатками, больше зани-
малась. Без указаний на твои 
проблемы не получится рабо-
тать над ними, поэтому нужно 
правильно воспринимать 
замечания. Но также я поняла, 
что критика не всегда бывает 
конструктивной, поэтому сей-
час воспринимаю ее только от 
авторитетных для меня людей».

На сцене в «Розыгрыше» 
часто происходит что-то 
забавное, незаметное 
зрителю, и первые 
выступления Карины 
не были исключе-
нием. «Мой первый 
вокальный номер 
был под музыку 
песни «Желтый 
лист осенний» 
Жанны Агузаровой. 
Я сильно волнова-
лась, поэтому рас-
считала, через сколько 
номеров должно быть 
мое выступление, поняла, 
что у меня есть пять минут, и 
пошла репетировать за кулисы. 
Через несколько минут ко мне 
прибежал мальчик и сказал, 
что меня все ищут. Оказалось, 
что мой номер уже шел и 
подтанцовка из шестилетних 
ребят уже выступала, а я еще 
не вышла на сцену». Подоб-
ных ситуаций было немало, но 
спустя время девушка вспо-

минает эти «неудачи» со сме-
хом. Карина выросла вместе 
с ребятами из коллектива и 
прошла многое, поэтому они 
до сих пор близко общаются 
и часто встречаются, несмотря 
на то, что К. Воробьева сейчас 
живет и работает в Москве.

После выпуска из «Розы-
грыша» Карина поступала в теа-
тральные ВУЗы Москвы. Пройдя 
к Андрею Сергеевичу Конча-
ловскому, Карина услышала 
от мастера: «Вы еще слишком 
молоды, поживите еще немного, 
насладитесь нормальной жиз-

нью». Но она решила не терять 
год и поступить во ВШЭ на 
менеджмент. Во время учебы 
Карина ходила на кастинги в 
разные театры, и ее взяли в про-
ект, но в этом театре была нездо-
ровая обстановка в коллективе. 
Поэтому девушка была рада, что 
не связала свою жизнь со сце-
ной. Но, окончив четвертый курс 
и поработав по специальности 

в разных областях, начиная 
от маркетолога и закан-

чивая PR-менеджером, 
девушка вернулась в 

театр. «Я поняла, что 
могу зарабатывать 
деньги тем делом, 
которое мне по-на-
стоящему нравится, 
а неудачный опыт, 
который произошел 
со мной, – это лишь 

трудности, с которыми 
я могу справиться. Даже 

деньги не настолько 
важны, можно хоть хот-

доги пойти продавать в  каче-
стве подработки, но те эмоции, 
которые я отдаю и получаю на 
сцене, не найти нигде». Молодая 
артистка снова начала ходить на 
кастинги, побывала в разных про-
ектах и в итоге попала в МДМ, где 
служит до сих пор. Карина счи-
тает, что профессия актера очень 
романтизирована, людям все 
кажется гораздо проще, чем есть 
на самом деле. Эта профессия 

тяжела как эмоционально, так и 
физически, в ней нет стабильного 
заработка, и многое зависит не 
от таланта, а от удачи. Но девушка 
любит своё дело и делает то, что 
ей нравится – играет на сцене.

В театре Карина меняет 
образы, так как работает свинг-ар-
тистом – в одном и том же мюзи-
кле она может сыграть женщину с 
коляской, уборщицу, балерину или 
рокершу. Карине нравятся поляр-
ные, разные роли, она не боится 
казаться страшной, смешной или 
глупой. Поэтому ее актерская 
жизнь разнообразна, каждый 
день происходят смешные ситу-
ации на сцене и за кулисами.  
Карина Воробьева не жалеет ни 
о чем в своей жизни и считает, 
что все, что было – должно было 
случиться, ведь в этом сложном 
пути девушка все равно при-
шла к тому, с чего начинала – к 
театру. Но весь прожитый опыт 
помогает ей каждый день. Она 
старается не мечтать и не ста-
вить перед собой чёткие цели, 
а жить настоящим. «Я считаю, 
что с постоянными целями 
можно сойти с ума, ведь не 
всегда получается все так, как 
хочешь. Я уверена, что у меня 
все будет хорошо, как бы ни 
развивалась моя жизнь и какой 
бы путь я ни выбрала. У меня 
все сложится самым непредска-
зуемым и замечательным обра-
зом», – смеясь, говорит Карина.

«Мне нравит с я ,  чт о все в «Розыгрыше» г оре ли о дной идеей и с треми лись к л у чшем у результат у.  Именно поэ т ом у общее де ло 
с танови лось чем-т о ва жным, у нас бы ло мног о прос т ора д ля творчес тва и нам всем э т о нрави лось»,  – рассказывае т вып ускниц а 
м у зыка льно-эс тра дног о т еатра-с т удии «Розыгрыш» 2017 г о д а Карина Воробьева .  Э т о с т удия ,  в  кот орой де ти разных возрас т ов 
с тановят с я ак т ерами нас т оящей тру ппы т еатра со своими выс т у п лениями,  репе тициями и занятиями.  Их у чат не т о лько 
ак т ерском у мас т ерс тву,  но так же вока л у,танцу,  а  главное – работ е в команде.  «Розыгрышевцы» пос ле вып уска из с т удии 
связываю т свою жизнь с  самыми разными профессиями,  и лишь некот орые,  как Карина ,  ос таю т с я в т еатре.

Антонен Арто, французский режис-
сер и теоретик театра, говорил: «Театр 
должен дарить нам этот эфемерный, 
но подлинный мир, – или же нам 
придется обойтись вовсе без театра». 
В последнее время границы театра 
уже не такие четкие: как мы убеди-
лись на подростковом театральном 
фестивале «В смысле?!», многие 
спектакли очень похожи на выставки 
и перформансы. Теперь в постанов-
ках задействуются не только актеры, 
но и зрители, а также на сцене можно 
увидеть автобиографические исто-
рии. Поэтому этот номер мы решили 
посвятить различным видам театра, 
театральным профессиям и рецен-
зиям. Наша газета визуально разде-
лена на две части: на первой, шестой, 
седьмой, восьмой полосах мы разме-
стили коллажи, посвященные совре-
менному театру; на второй, третьей, 
четвертой и пятой – исторические 
гравюры, поделенные на эпохи: театр 
Древней Греции, Ренессанса и Шек-
спировского Средневековья.  
Приятного прочтения!!

С любовью, ваши редакторы – 
Лизы (Шилкина и Малинская).

Александрина 
СОВЕРШАЕВА

«Я - Валентина Викентьевна Сурвило»

Стоит стул, на спинке стула 
висит шаль. Под стулом лежит 
небольшой ковер крупной вязки. 
На ковре – тапки или, как бы ска-
зала моя сестра, домашние туфли 
с задником. Рядом – столик с зем-
лей. Он подсвечен прожектором 
сверху так, что свет отражается от 
его зеркального основания и дает 
блики на стене. В земле что-то вид-
неется. Трава и семечки, кажется. И 
пластмассовый солдатик, карабка-
ющийся в грязи. И вырезка из кар-
тона с тремя женскими фигурами, 
точнее одной женской и двумя 
девичьими. Они нарисованы чер-

нилами, поэтому морщины на их 
лицах хорошо различимы. «#1 
Яма. Я – Валентина Викентьевна 
Сурвило», – вижу надпись на 
табличке на полу и понимаю, что 
надо делать, ведь мне уже объяс-
нили. Включаю телефон и нажи-
маю на первую аудиозапись в 
списке. Только тогда слышу голос: 
«Однажды моей маме приснился 
сон. В ее маленькую, затерянную 
в лесах деревню Дымокарь при-
шел незнакомый человек. По его 
виду сразу было понятно – он 
издалека, городской. Она хорошо 
запомнила, как он выглядел: 
костюм, усы, шляпа. Он шел ей 
навстречу и улыбался. А она улы-

балась ему в ответ. Этот сон в 
точности сбылся. Так моя мама 
описывала знакомство с отцом. 
По крайней мере, я так запом-
нила эту историю». Эта и другие 
истории, которые можно было 
услышать на спектакле-ин-
сталляции «Дым.», основаны на 
сюжете графического романа 
«Сурвило». Автор и художник 
Ольга Лаврентьева отразила в 
нем события эпохи сталинских 
репрессий, войны и блокады 
Ленинграда через биографию 
своей бабушки — главной геро-
ини книги. Команда тюменского 
Молодежного центра «Кос-
мос» (режиссер – Владислав 

Тутак, куратор – Александрина 
Шаклеева) уместила все это в 
трех залах Арт- центра «Пуш-
кинская - 10». Интерактивный 
спектакль проходил с 25 марта 
по 3 апреля.

Нет сцены, нет актеров, 
думаю, нет и зрителей – на 
мой взгляд, слово «посетители» 
здесь подойдет лучше. Есть 
только голос Лидии Клириковой, 
актрисы и режиссера Большого 
театра кукол, да музыка Чайков-
ского в наушниках. Хотя бывают и 
звуки сирены, например, у стенда 
с надписью «#8 Война. Начало» 
или бытового городского шума 
– «#14 Хрущевка». «Посетители» 

не сидят в удобных креслах теа-
тра, а передвигаются от стенда к 
стенду самостоятельно. В основ-
ном «экспонаты» (я намеренно 
беру что-то в кавычки, потому 
что пока не могу свыкнуться с 
формой спектакля) выглядят как 
стенды с вырезками из «Сур-
вило», но иногда они помещены 
внутрь картонных домов, словно 
игрушечных. В окнах горит свет, 
заглядываешь почитать, а там 
эпизод об аресте отца Вален-
тины Викентьевны в 1937-м 
году. Сразу становится мерзко, 
будто увидела то, чего не должна 
была, или то, что должно было 
случиться лишь в книге, но в те 

годы было повсеместно. Красная 
подсветка постоянно напоминает 
о трагической судьбе главной 
героини и страны. Режиссер Вла-
дислав Тутак говорил о проекте 
так: «Лица, пространство, пред-
меты можно разглядеть через 
своеобразный перманентный 
дым времени, тяжелый и удуша-
ющий – ведь он связан с трагиче-
скими годами для страны. Спек-
такль «ДЫМ.» — как метафора, 
как нематериальный фильтр, 
через который проступает то 
важное и ценное, что являет нам 
эпоха и что отзывается в наших 
душах. Герои этой истории как 
будто выходят из дыма».

Елена ПОДОЛЯК

ТЕМА НОМЕРА: ТЕАТР 

Ю л и я  А н а т о л ь е в н а 
К лейман, арт-директор 
театрального фестиваля для 
подростков «В смысле?!», 
рассказала, что она думает 
о театре для тинейджеров. 

«Я всегда говорю, что 
подростковый театр — это 
такой «скоропортящийся 
товар». Вы не можете 
пок азыв а т ь спек т ак ль 
для подростков годами, 
р е п е р т у а р  п о с т о я н н о 
надо обновлять, потому 

что эта аудитория остро 
ощущает современность. 
Вам – cтаршеклассникам – 
неинтересно, как был устроен 
мир пять лет назад, ведь 
вы входите в него именно 
сейчас. На фестивале важнее 
всего для меня были проекты 
с участием самих подростков: 
существует опыт создания 
спектак лей, в которых 
им принадлежит главная 
роль, где они сами могут 
говорить за себя. Кажется, 
для подростка хорошо 

рассказанная история с 
элементами нарратива и 
героя, который им близок, 
чу ть важнее, чем для 
взрослого. Конечно, важно, 
чтобы в этом был драйв, 
точность попадания, потому 
что если старшеклассников 
р а з ы г р ы в а ю т  т а к , 
ч т о  о н и п охож и н а 
кривляющихся людей с 
Марса с псевдосовременной 
лексикой, то кому это 
будет интересно? Мне 
кажется, что удачнее всего 

спектакли для подростковой 
аудитории получаются у 
режиссеров, которые сами 
общаются с тинейджерами, 
ведут театральные студии, 
проявляют к ним искренний 
интерес, в курсе их любимых 
фильмов и музыки. Я 
уверена, именно такие 
режиссеры представлены 
на нашем фестивале, среди 
них Татьяна Павлова, 
Дмитрий Крес тьянкин, 
Владислав Тутак, Юлия 
Каландаришвили и другие».

М ы  п о б ы в а л и  п о ч т и  н а  в с е х  с п е к т а к л я х  э т о г о  ф е с т и в а л я  и  х о т и м  в а м  р а с с к а з а т ь  о  н и х .



ТЕМА НОМЕРА:  ТЕАТР 3

Услышьте           
меня

Победитель 
или побежденный 

Небольшой черный зал и такого же 
цвета стулья, реквизит, гитара. Фио-
летово-синий свет, дымка в воздухе, 
а прямо передо мной проекция 
витражного окна. Все это вызывало 
чувство настороженности, страха, но 
в то же время предвкушение чего-то 
интересного и необычного. Вместо 
сцены была разметка из белого 
скотча на полу, а по краям стояли 
микрофоны. В конце зала неоновая 
подсветка наполовину закрывала 
музыкальные инструменты.

«Крысолов» — это первый 
мюзикл команды «Театрального 
дома» и фонда «Подари мне кры-
лья». «Театральный дом» – проект, 
в котором воспитанники детских 
домов Санкт- Петербурга вместе 
с профессиональными артистами 
ставят спектакли. С ребятами ведут 
работу актеры, режиссёры и психо-
логи. Дети учатся выражать эмоции и 
уважать себя. У подростков нет про-
фессиональных навыков игры на 
музыкальных инструментах, пения 
или актерского мастерства. Но 
это не мешает им показывать 
свои песни, стихотворения, а 
самое главное, чувства публике. 
Об этом нам рассказал режиссер 
спектакля Дмитрий Крестьянкин 
перед представлением.

Вышли две девочки и начали 
рассказывать про легенду о 
крысолове, на которой осно-
вывается сюжет постановки. 
«Крысолов» — это то, за чем идет 
каждый человек, и цель у всех 
своя. Этот персонаж может при-
вести как к чему-то хорошему, 
так и к чему-то плохому. На сцене 
уже стоят другие подростки. На 
всех черные джинсы, кроссовки 
и толстовки, к которым пришиты 
неоновые палочки. Ребята испол-
няли роль крыс. Замигал белый 
свет под громкий звук гитары. 
Артисты танцевали, то резко дви-
гаясь, то немного останавливаясь 
и выполняя все движения плавно. 
В это время девочки продолжали 
рассказ: «Некогда существовал 
город Гамельн. Однажды туда сбе-
жались крысы и стали портить все, 
что видели. Король этого города был 
готов предложить любую награду 
тому, кто их спасет. Тогда незнако-

мец попросил взамен за спасение 
города руку принцессы». Одновре-
менно с этими словами медленно 
и уверенно вышел высокий парень. 
Это был Крысолов. На нем был само-
дельный костюм с большой маской 
в форме морды крысы. Мне пока-
залось, что он олицетворял пороки 
людей, например, властность или 
страх. Его присутствие начало меня 
пугать, он был совершенно другим, 
не таким, как все. «Король согласился, 
но свое обещание не сдержал». Все 
ребята сели вокруг Крысолова и по 
очереди рассказывали о ситуациях, 
в которых были обмануты. И каждая 
история заканчивалась словами: «Но 
я тебе ничего не обещал». Все исто-
рии основывались на несправедли-
вости, злости или лжи. Я никогда не 
задумывалась о том, как одна фраза 
может разрушить столько мечт и 
желаний. Через несколько минут все 
начали повторять эту фразу, посте-
пенно переходя с шепота на крик. 
Это вызывало чувство тревоги и 
необъяснимого страха. Громкие 
звуки резко прекратились, и актеры 
пошли в зал. Они подходили к зри-
телям и спрашивали о ситуациях, в 
которых их обманывали. Я задума-
лась о таких случаях и вспомнила о 
своем детстве. Когда была малень-
кой, я не любила ходить в детский 
сад, и каждый день мама обещала 
забрать меня днем, но приходила 
вечером. Кажется, что это мелочь, 
но в том возрасте эта неправда 
заставляла меня сомневаться в 
маминой любви. В конце девочки 
тихо прошептали в микрофон «Но 
сюжет не важен». И это оказалось 
так. Сюжет не важен, важны те про-
блемы, с которыми сталкивается 
каждый человек.

Сразу после этого, резко сменив 
настроение на более веселое, они 
продолжили свой рассказ: «Но что, 
если легенда закончилась по-дру-
гому? Что, если про Крысолова все 
забыли?» Через танцы ребята пока-
зывали другую версию легенды. 
Крысолов сидел один в центре зала. 
Я увидела его с другой стороны, 
больше никакого страха он не вызы-
вал. Я начала узнавать в нем себя. 
Любой человек когда-либо оказы-
вался в одиночестве, и я не исклю-
чение. Одноклассники никогда не 
звали меня гулять с ними, в школе я 
чувствовала себя лишней. Со мной 

почти никто не общался, и обычно я 
сидела так же одиноко, как и Крысо-
лов, которого я вижу сейчас.

После на сцене осталось четыре 
человека. Они рассказывали о том, 
как слова чужих людей повлияли на 
их жизнь. Во время этих историй я 
все больше задумывалась о том, как 
мнение окружающих людей влияет 
на нас. Ради чего мы отказываемся 
от своих желаний? Под спокойную 
песню на сцену вышел Крысолов, 
он снял свою маску и рассказал, 
что для него значит быть Крысоло-
вом. Он говорил о своей девушке, 
и о теплом чувстве к ней. Это его 
ориентиры в трудное время. Потом 
каждый артист брал эту маску 
в руки и рассказывал о себе. 
Задумавшись, я поняла, что 
для меня быть Крысоловом 
— это создавать что-то новое 
и необычное. Теперь я поняла, 
что он – это часть меня, которую 
я обычно прячу от окружаю-
щих. Это обиды, боль и чувство 
одиночества. Такая часть есть у 
каждого человека, но обычно ее 
старательно скрывают, а актеры 
в этом спектакле не только 
поделились кусочком себя, 
но и помогли зрителям 
понять, что они не одни 
переживают похожие 
чувства. Крысолов 
в этом спектакле 
н е о д н о з н а ч н ы й 
герой. В нем соче-
таются сила, лидер-
ские качества, за 
ним пошли крысы, но, 
с другой стороны, одино-
чество и обиды. Он показы-
вает, что ни один человек не 
может быть только храбрым 
и решительным. У каждого 
из нас есть слабые стороны, 
и это абсолютно нормально. 
Я даже не представляла, что 
легенда может иметь столько 
смысла. Не задумывалась, что 
каждый герой рассказа или 
сказки сталкивается не только 
с хорошими эмоциями, но и с 
проблемами. Я не понимала, 
что между мной и вымышлен-
ными героями можно найти 
столько сходства. Но самое 
главное, я не задавалась вопро-
сом о том, за чем я иду, о своих 
целях, о своем «Крысолове».

Валерия ЗАГИТОВА
Арина ВАСИЛЬЕВА

«Тот, кто хоть раз умирал, недоумевал»
Темнота. Шум прибоя. «Раз, 
два, три, четыре…Надо просто 
открыть глаза…». Шум пре-
вращается в гул. Мне хочется 
выбраться из зала, выбежать, 
но я ничего не вижу. «Сто один, 
сто два, сто три…До скольки 
нужно считать? До пятитисот!» 
.Гул громче и громче. Чувствую 
себя в опасности. Ощущение, что 
сейчас кто-то резко выпрыгнет 
на меня с потолка. «Четыреста 
девяносто, четыреста девяно-
сто один…Если открыть глаза, 
ничего не будет? А если будет?». 
«Ну тогда бежать отсюда срочно 
надо…». На счете 499 я уже 
готовлюсь к побегу, но после 
пятисот две девушки вклю-
чают фонарики на мобильных 
телефонах и просто подсве-
чивают свои лица. Начинается 
спектакль «Море. Звезды. Оле-
андр», поставленный в 2021 
году рязанским режиссером 
Верой Поповой по одноимен-
ной пьесе Марии Малухиной. 
Этот спектакль – о подростках, 
существах, которые постоянно 
находятся словно на границе 
реального и загробного мира. И 

чтобы перейти на сторону жизни, 
им надо открыть глаза.

Главная героиня этого спек-
такля – шестнадцатилетняя 
девочка Дашка, которую роди-
тели отправили в лагерь на 
море. Димка, самый популярный 
мальчик в лагере, с которым 
она вот-вот должна была начать 
встречаться, засмотрелся на её 
соперницу, Алису, настоящую 
стерву. Но позже произошло 
страшное. Димка повёл Алису на 
пляж, а Дашка из чувства ревно-
сти решила проследить за ними. 
Притаилась в кустах олеандра 
и увидела, как парень пытается 
изнасиловать Алису. Та выигры-
вает момент и отталкивает Диму, 
но, по страшному недоразумению, 
он натыкается на торчащую спицу 
от зонта и сразу умирает. Алиса 
убегает. Дашка закрывает глаза. 
Так сюжет завязан на смерти. 
Весь спектакль – монолог двух 
героинь. Именно монолог, потому 
что основные действующие лица 
– это две части Дашки. Они спорят 
в ее голове о том, как поступить: 
рассказать об увиденном или нет. 
Одна из них – детская часть, ее 
речь очень быстрая, она не может 
простить Алису и постоянно вспо-

минает, как танцевала с Димой 
под «Незабудку» Тимы Белорус-
ских. Ее играет Екатерина Виш-
невская, белокурая длинноволо-
сая девушка с высоким голосом. 
Другая часть – взрослая, ее играет 
Екатерина Волкова – девушка с 
короткими каштановыми воло-
сами и спокойным тихим голосом. 
Перед нами предстает «смер-
тоносный» конфликт этих двух 
частей. Смертоносный – потому 
что разрушает Дашку изнутри.

Фаза смерти номер один. 
Даша старается отвлечься от 
всего, чтобы продумать план дей-
ствий, но в итоге героини сидят в 
темноте и вспоминают что-то при-
ятное. Пирог, который они едят, 
похож на солнце. Он напоминает 
точку инь в большой части ян. Так 
режиссер показывает не столько 
внутренний мир подростка, а то, 
что жизнь и смерть недалеки друг 
от друга. Фаза смерти номер два. 
Конфликт. Детство и Взрослость 
борются в голове Даши. Но у них 
ничего не получается, они не 
слышат друг друга, кричат, бегают 
по разным углам сцены. Детская 
часть поражена, актриса раздева-
ется, и на ней лежит скелет. Фаза 
смерти номер три. «Детство» 

отбрасывает скелет. Происходит 
кульминация конфликта, за кото-
рой следует разрядка. Блондинка 
надевает платье черного цвета, 
цвета неизвестности, за которым 
может следовать что-то светлое, 
например, умение направлять 
невинность в нужное русло. 
Шатенка надевает одежду крас-
ную, цвета энергии, которой, воз-
можно, ей не хватало. Дальше 
– воскрешение. Героини берутся 
за руки и принимают решение 
рассказать взрослым об увиден-
ном, но сперва подойти к Алисе 
и сказать: «Я рядом, я с тобой», 
тем самым, возможно, воскресив 
ее и себя.

Не только развитие кон-
фликта между двумя частями 
символизирует фазы смерти. 
Тема смерти пронизывает всю 
пьесу. Почти полное отсутствие 
света на сцене говорит о страхе 
и безжизненности. В эти моменты 
обе Даши ложатся на пол, вклю-
чают спокойную музыку со своих 
телефонов и держат в руках по 
маленькой красной лампочке, 
напоминающей сердце. Появля-
ется мысль о том, что даже когда 
я, подобно Даше, «умираю», во 
мне все еще остается жизнь, я 

могу что-то сделать. Другой сим-
вол смерти – олеандр, ядовитое 
растение, которое, как я позже 
выяснила, названо в честь древ-
негреческого героя Леандра. Он 
погиб в море, маяк, осве-
щавший ему путь, погас. 
Пожалуй, мы, подростки, 
еще не умеем опираться на 
самих себя и когда не видим 
маяка, можем умереть. В речи 
героинь постоянно мелькает 
бессмысленное слово «блин». 
Оно звучит так часто, что пони-
маешь, что его использование 
– не странная попытка режис-
сера сделать спектакль ближе к 
зрителям и передать особенно-
сти речи подростка. Этот, на пер-
вый взгляд, живой жаргонизм 
как будто умерщвляет язык, 
делает его неестественным. Но 
в языке пьесы интересна и дру-
гая деталь: Дашки не используют 
слов «смерть» и «убийство». Они 
избегают их, заменяя выраже-
ниями типа «ему тоже шестнад-
цать…было» или «кто же знал, 
что там будет эта спица от зонта». 
Взрослая часть произносит одно 
слово лишь в фазе примирения, 
когда вспоминает, как однажды 
из-за своей детской неосоз-

нанности Даша легла спать в 
обнимку с хомяком, а хомяк 
проснулся «мертвым». После 
попыток убежать от смерти 
Даша принимает ее и мирится 
сама с собой за одну ночь.

Когда я вышла из зала, 
несмотря на весь, выража-
ясь языком Даши, «трэш», 
который увидела, я не испы-
тывала тревожного или гне-
тущего ощущения. Смерть 
или смерти, которые про-
исходят внутри каждого 
из нас, естественны. Без 
них не включится свет, 
как в конце спектакля, 
без них наши части 
не возьмутся за руки, 
как две Даши, без 
них не будет самой 
жизни. Но из смерти 
выбраться нелегко. 
Какой бы внутрен-
ний конфликт мы ни 
переживали, нашим 
борющимся частям 
прежде всего нужно 
открыть глаза. Но 
е с л и  с т р а ш н о , 
можно и посчитать 
до пятисот.

Мария ЛИМАРЕНКО

Мария ЕВСЕЕВА

«Свое мнение только в 18 
появится», «Твое тут только 

сопли под носом», «Ты по-нор-
мальному не понимаешь?», 

«Даже не мечтай», – эти и другие 
фразы, знакомые многим под-
росткам, звучали от подростков 

на сцене в спектакле «Шапку 
надень». Постановка  

Екатеринбургского 
молодежного 
народного теа-
тра «Игра», 
р е ж и с с е р 
Татьяна Павлова.

Темная сцена, 
подсвеченная 
синими и фиоле-
товыми прожек-
торами. Декора-
ции похожи на 
склад, много 
вещей: стро-
и т ел ь н ы е 
леса, торшер, 
дорожный 
конус, люстра, 
шина, диван. С 
одной стороны, 
появляется 
ощущение, что 
ты находишься 
в большой кла-
довке или забро-
шенном здании. 
А с другой, диссо-
нанс этих пред-
метов создает чув-
ство, что ты где-то 
на отдельной тер-
ритории, в месте, 
где собираются 

подростки, где все 
«свои» и можно поделиться 

тем, что у тебя на душе. 
Спектакль сделан в жанре доку-

ментального сторителлинга: каждый 
актер делится личной историей. Все 
рассказы поражают своей искрен-
ностью, откровенностью и, я думаю, 
откликаются у зрителей. Благодаря 
этому, часто создается впечатление, 
что грань между актером и зрите-
лем стерлась. И ты просто сидишь в 
компании уже знакомых тебе ребят, 
которые рассказывают друг другу о 
своей жизни. Спектакль начинается 
с того, что на сцену выходит моло-

дой человек и садится на железную 
бочку, одет он в обычную футболку 
и штаны. Темой его монолога ста-
новится развод родителей, он рас-
сказывает о том, как часто слышал 
ссоры взрослых за стеной, а внутри 
него рушились башни, рассыпалась 
картина счастливой семейной жизни 
и гармонии. Рассказав историю, 
актер уходит, а ему на смену выходит 
новый человек, каждый пришедший 
занимает свое место среди разно-
образия вещей. Кто-то садится на 
шину, кто-то залезает на строитель-
ные леса, а кто-то просто остается 
стоять один в центре сцены, в неко-
торых историях также появляются 
актеры, которые играют роль друзей 
или членов семьи, помогая сделать 
историю более реальной.

 В спектакле поднимаются   раз-
ные проблемы, важные и знакомые 
многим: одиночество, взаимоотно-
шения с семьей, с друзьями, темы 
алкоголя, учебы. В своих историях 
актеры часто говорят об отношениях 
с родителями, смеются над их сцена-
риями и стереотипами мышления, 
типа «каким должен быть насто-
ящий мужчина», они делятся сво-
ими чувствами и эмоциями. Фраза 
«шапку надень», которая стала 
названием спектакля, привычная, 
ее часто говорят родители детям. 
Она словно становится символом 
нелегких отношений между под-
ростком и родителями. Сама шапка 
будет фигурировать в течение всего 
спектакля, и даже не одна, надевая 
разные головные уборы, актеры 
перевоплощались во взрослых. Они  
говорят фразы, ставшие уже всем 
известными: «Ломай, ломай, мы же 
миллионеры, новое купим», «Ты 
же девочка!», «Индюк тоже думал, 
только не придумал», «Рот прикрой, 
тепло не трать», «Мне все понятно».

Истории героев лаконично пере-
плетаются между собой, идут друг 
за другом, их стройный ряд преры-
вают энергичные танцы, например, 
под песню Айгел «Татарин» актеры 
танцуют в форме ДПС. Этот танце-
вальный номер словно символи-
зирует, что подростки хотят сами 
руководить своей жизнью, искать 
свое направление, не навязанное 
окружением. Или, например, танец 
под песню «Жига Зажигалка», в 
котором актеры изображают тусовку, 

он олицетворяет подростковый бунт, 
раскрывает тему побега от опеки.  
Музыкальное сопровождение в 
спектакле играет большую роль, 
танцы создают драйв и энергию, 
вытаскивают зрителя из глубоких 
размышлений над историями, дают 
«глоток воздуха». 

Одним из наиболее ярких и 
запоминающихся моментов стано-
вится сцена, показывающая семей-
ное застолье. Это мероприятие,  как 
положено, сопровождается всем: 
поедание салатов, рассматривание 
семейного альбома, соревнование 
подарков между бабушками, кара-
оке, танцы, семейное фото, споры 
родственников. В этой сцене мы 
видим не только хорошо извест-
ные всем семейные посиделки, 
девочка рассказывает про свой 
день рождения, на котором взрос-
лые устроили праздник не для нее, 
а для себя. Многочисленные род-
ственники пристают с просьбами 
станцевать им, ведь героиня зани-
мается танцами, высказываются по 
поводу ее внешнего вида, обсуж-
дают современную молодежь  и не 
пытаются услышать, чего хочет сама 
именинница. 

В историях актеров основными 
героями хоть и становятся родители, 
родственники, друзья, но на первый 
план все равно выходят чувства под-
ростков, поэтому во всех монологах 
прослеживается единое желание – 
быть услышанными. Актеры словно 
становятся голосом подростка, кото-
рый просит обратить на него внима-
ние, истории, которые рассказывают 
на сцене, важны для нас. 

Здорово, что спектакль не 
мрачный, в  нем нет негатива. В 
конце представления каждый из 
актеров искренне делится со зри-
телем тем, что ему важно.  «Мне 
хорошо, когда мама серьезно 
относится к театру», «Мне хорошо, 
когда мама сначала заглядывает в 
комнату, а потом стучится», «Мне 
хорошо, когда родители прини-
мают мой стиль»,  «Мне хорошо, 
когда все выберут быть счастли-
выми». После этих слов в конце 
спектакля звучит песня «Кометы» 
исполнителей Драгни и Максима 
Свободы, в которой символично 
звучат важные слова: «Герои моих 
комиксов — мои родители».



ТЕМА НОМЕРА: ТЕАТР

Три режиссера - один спектакль

Свет, Музыка и Движение
Юлия МИХЕЕВА

Спектакль-перфоманс в жанре 
экспериментального балета «Я тан-
цую, пока ты смотришь на меня» от 
театральной компании «немхат» из 
Перми проходил на Новой  сцене 
Александринского театра 31 марта. 
В нем участвовали 16 перфор-
меров, каждый из них поделился 
своей историей через танец. По их 
словам, все действие было чистой 
импровизацией, они лишь выби-
рали песню для своего выступления. 
Перед каждой из историй зрители 

узнавали 
имя, фамилию 

и возраст того, кто выступал следу-
ющим. Как оказалось после, пер-
формеры не знали даже о последо-
вательности выступлений, а большая 
часть познакомилась друг с другом 
за час до первого из двух спекта-
клей. В таком случае их коммуника-
ция и то, как они поддерживали друг 
друга, — удивительны.

В самом начале каждый из 
перформеров встал на отведенное 

ему место,  которое  было отмечено 
крестом на танцполе. Действие 
началось с пролога, в нем все тан-
цевали одновременно, знакомясь 
со зрителем. После этого участники 
стали рассказывать свои истории  
через движения. На мой взгляд,  
очень яркой была история актрисы и 
режиссера-педагога Ксении Курен-
ковой. Она выбрала песню Эрики 
Лундмоен «Крыльями», актриса 
рассказывала о том, что надо жить, 
открывая новое для себя, не боясь 
проститься с  прошлым — быть гото-
вым к переменам. Точные движения, 
выразительные позы — так можно 

описать ее танец. Более простую, 
но не менее значимую историю 
поведал зрителю Влад Султанов. 
Он выбрал песню «Утро» группы 
«Дайте танк»  и еле слышно ее напе-
вал. Его танец был прост и спокоен, 
именно это и зацепило меня — его 
подача. Видно было, что Влад не 
занимается танцами, но при этом 
он смог через движения передать 
свои ощущения.

После личных историй  – куль-
минация, она разделила спектакль 
на  две части. Можно назвать этот 
момент переломным: в этом высту-
плении, как и в прологе, участво-

вали все. Свет. 
Вокруг царит напря-

жение, которое остро чувствуется, 
ощущение , что воздух становится 
другим. Свет гаснет, и перформеры 
расслабляются. 

Но ненадолго, спектакль про-
должается. Во второй части мне 
понравился удивительно чувствен-
ный танец Марии Фатеевой пятнад-
цати лет. Он рассказывал о свободе, 

е е 
выбор 

— песня 
«Перемен» группы «Кино». 

Белый, направленный на девушку 
луч света, плавные и эффектные 
движения перформера. Она пол-
ностью отдавалась танцу — ничего 
кроме танца для нее в этот момент 
не существовало.

В перформансе нет четкого 
сценария и плана, сиюминутность 
и спонтанность создает ощущение 
реальности «здесь и сейчас».

«Конечно же, шляпа»

Я нахожусь 
на Новой 
с ц е н е 

А л е к с а н -
дринского театра 
и жду стендап, 
название которого 
светится на экране 
жирными фиолето-
выми буквами: «Кот 
Бр*дского». Начи-
нает играть музыка, 
и из импровизиро-

ванной кулисы выходит мужчина 
с завязанными в хвост волосами 
и носом с горбинкой — веду-

щий Артем Фролов. 
Комик здоровается 
с залом, и люди 
сразу же начи-
нают улыбаться 
и аплодировать. 

Артем с первых 
секунд предлагает 

публике «разогреться», 
понять, что смеяться 

можно в любой 
момент и говорит: 
«если смешно – 
смейтесь». Фролов 
рассказывает о 
«Коте»: «это – пер-
вое в России шоу 
книжных стендапов 
о подростках и для 
подростков. Участ-
ники мероприя-

тия − обычные 
школьники от 

13 до 
16 лет. 
Ребята 
р а с -

сказывают 
о Young 

Adult (под-
ростковой 

литературе), используя приемы 
стендапа и сторителлинга. Проект 
на протяжении уже семи лет под-
нимает сложные темы, озвучен-
ные в современной подростковой 
литературе, и дает школьникам 
возможность открыто погово-
рить. Ребята два месяца учились 
ключевым техникам стендап-вы-
ступления и написания шуток. И 
через несколько секунд на сцену 
по очереди будут выходить один-
надцать участников. Все они – из 
Петербурга, у каждого – книга, о 
которой он будет  рассказывать, 
у каждого – свои шутки. Но всех 
их объединяет волнующая тема: 
«Быть подростком – это как?». 

После такого вступления, раз-
бавленного, конечно же, шутками,  
Артем приглашает на сцену пер-
вого участника – Данилу Симонова. 
Под качающий трек из той же 
импровизированной кулисы выбе-
гает высокий парень с длинными 
кудрявыми волосами. Данила с 
улыбкой здоровается с ведущим. Тот 
передает микрофон, и парень начи-
нает свой стендап. Книга, которую 
выбрал Данила, – «Гарри Поттер 
и философский камень», поэтому 
все шутки касаются магии: Данила 
рассказывает о буднях Питера,  о 
волшебных глыбах льда, которые 

падают с крыш, о шаверме. Затем 
переходит к теме книги. Высказы-
вается, что с распределительной 
шляпой жилось бы легче: кому-то 
она бы предсказывала идти на 
дизайнера, а кому-то в ПТУ. После 
стендапа парня на сцене снова 
появляется Артем Фролов. Сейчас 
будет игра с залом: кому-то доста-
нется книга, которую предоставили 
«Подписные издания». Победитель 
тот, кто правильно ответит на вопрос 
Данилы. Он спрашивает: «Что как 
раз?». «Конечно же, шляпа», – слы-
шится с первых рядов, и смеющаяся 
девушка получает свой приз. 

Данила уходит, и Артем остается 
один в центре внимания. Фролов в 
шуточном формате рассказывает 
о своей жизни. Мы узнаем, что он 
по профессии религиовед и что на 
собеседовании по приему на работу 
его всегда спрашивают: «Что, правда 
религиовед?». После своих историй 
Артем приглашает на сцену следу-
ющую участницу – Василису Федо-
рову. Под мелодию «Три дня дождя» 
на сцену уверенно выходит девушка 
в кожаных шортах с развевающи-
мися рыжими волосами. Книга, о 
которой рассказывает Василиса, 
– «Найдите Лейлу» Мег Элисон. В  
стендапе девушка говорит о своей 
жизни. Мы узнали, что ее семья 

многодетная и отношения между 
братьями и сестрами не всегда скла-
дываются. И в конце сторителлинга 
Василиса обратилась к своей сестре 
в камеру и заявила, что несмотря ни 
на что, любит и дорожит ею. 

Так и продолжалось шоу: сна-
чала — истории от Артема Фролова, 
затем — выступление участника и 
розыгрыш книги. У каждого из ребят 
была своя книга и свой рассказ, 
заслуживающий внимания. Иногда 
от историй ребят по телу пробегали 
мурашки,  а в голове появлялась 
мысль: «Это так близко мне.. 
». А в моменты, когда под-
ростки рассказывали о 
проблемах в семье, 
у меня возникало 
непонимание: «Как 
они говорят об этом 
с такой легкостью?». 
Я думаю, что это 
шоу помогло 
понять под-
росткам, что 
они не один 
на один со 
своими про-
блемами. Что 
их окружают 
такие же ребята 
с похожими 
ситуациями. 

Полина КОМАРОВА

В зале темно, свет идёт от неболь-
ших лампочек и экранов телефо-
нов. На сцене на скамейке в ряд 
сидят молодые ребята в черных 
толстовках. Они делают вид, что 
проверяют сообщения в телефоне 
или переписываются с кем-то. Сна-
чала я не восприняла этих людей 
как актеров, но как только начался 
спектакль, я все поняла. 

«Актовый зал» – докумен-
тальный спектакль, поэтому 
некоторые моменты казались 
очень реалистичными.  Главным 
замыслом представления было 
дать возможность самовыра-
зиться подросткам. Они могли 
поделиться своими пережива-
ниями, чтобы другие их услы-

шали. Можно сказать, что ребята 
играли самих себя. Часть сцен 
создавались либо совместно 
с режиссером, либо самими 
детьми, из-за этого они каза-
лись искренними и настоящими. 
Я видела волнение актеров, и 
как режиссеры поддерживают 
их мимикой и жестикуляцией. 
Несмотря на это, все получали 
удовольствие от процесса. Зал 
искренне смеялся шуткам и уча-
ствовал в интерактивах. 

Спектакль был разделен на 
три части, поставленные раз-
ными режиссерами. В первой 
части была представлена работа 
Ксении Павловой. Она режиссер 
театра кукол, и это было видно в 
постановке. Актеры должны были 
представить себя в виде како-
го-то предмета, с которым они 

себя ассоциируют, и объяснить 
свой выбор. Одна девушка ска-
зала, что она расческа, другая, что 
она кубик Рубика, третья – науш-
ники. Так они пытались выразить 
себя. Например, девушка, кото-
рая представилась наушниками, 
очень любит музыку. Она соби-
рается связать с ней жизнь и 
занимается вокалом. Пока одни 
герои представляли себя, другие 
«заставляли» двигаться огромный 
безликий манекен, подстраивая 
его движения под современную 
музыку. Наверно, это символ того, 
что ребята вместе становятся 
одной и важной фигурой, несмо-
тря на то, что по отдельности они 
все разные. Мне понравилось, как 
герои проводили ассоциацию с 
каким-то предметом, это намного 
проще, чем описывать свои мысли 

и состояние словами. 
Режиссер второй части спекта-

кля вместе с помощником начал 
выносить на сцену большие чер-
ные кубы. Дмитрий Крестьянкин 
пошутил про то, что «странное» в 
постановке – его задумка, а все 
остальное – детей. Этот спектакль 
казался более живым и динамич-
ным, актеры взаимодействовали 
с залом, устраивая различные 
опросы для зрителей, и давали 
возможность рассказать им свою 
историю. Например, многие гово-
рили о том, кем они мечтали стать 
в детстве, и во взрослой жизни у 
них это получилось. Темой поста-
новки стали стереотипы о старшем 
и младшем поколении. Актеры 
пытались разрушить их и доказать, 
что между взрослыми и детьми 
есть сильная связь, несмотря на 

некоторые различия в юморе, во 
вкусах в музыке и взглядах. 

После энергичного действия 
на сцену вышли актеры из тре-
тьей части спектакля. Сразу было 
заметно, что они разных возрас-
тов. Все яркие, необычные, шум-
ные, с воздушными шариками. 
Эту часть спектакля режисси-
ровала Екатерина Шихова, сту-
дентка выпускного курса РГИСИ. 
Несмотря на большое количе-
ство юмора в постановке, было 
несколько тревожных и пугаю-
щих историй. Одна из актрис села 
на стул посреди сцены и расска-
зала про свои отношения с отцом 
и его уход из семьи, о том, как 
негативно на нее это повлияло.  
Другой мальчик рассказал, как 
научился плавать, когда дедушка 
скинул его с лодки. Он был 

совсем маленький, и ему было 
очень страшно. Я чувствовала, как 
нелегко было делиться такими 
историями, у актеров немного 
дрожал голос.  Но мне кажется, 
что эти откровенные рассказы 
позволили выстроить связь со 
зрителями. Думаю, режиссер хотела 
своей постановкой объяснить, что 
за веселыми, сильными и энергич-
ными людьми часто стоит сложная и 
болезненная история жизни, которая 
оставляет на них след.

Происходящее на сцене сложно 
назвать привычным спектаклем, 
ведь ребята не профессиональные 
актеры. Тем не менее, действие 
выглядело живым и искренним 
и вызвало много разных эмоций. 
Наверное, я бы тоже хотела поуча-
ствовать в таком спектакле и 
оказаться на месте актеров.

Анастасия КАЛИНКИНА
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ТЕМА НОМЕРА: ТЕАТР

Набережная 
неисцелимых «Все вокруг 

 
«Позови меня с собой, я 
приду сквозь злые ночи. Я 
отправлюсь за тобой, что бы 
путь мне не пророчил», – 
строки из песни Аллы Пуга-
чевой, которая у большинства 
современной молодежи ассо-
циируется с юностью, свобо-
дой и максимализмом. Под 
эту песню танцуют актеры 
Театра Юношеского Твор-
чества в конце спектакля 
«Дзаттере». Его поставили 
Татьяна Благовещенская и 
Кеша Башинский, опираясь 
на тексты Пушкина «Пир во 
время чумы» и «Сцена из 
Фауста», тексты Бродского и 
других авторов. Дзаттере – 
это набережная «неисцели-
мых» в Венеции, на которой 
во времена эпидемии чумы 
располагался госпиталь для 
неизлечимо больных. 

На сцене два героя в чер-
ных футболках с надписями 
на спине: «Мало» и «Адский» 
или искуситель Фауст и гнев-
ный Мефистофель. Они ведут 
диалог, в котором скука – очень 
значимое понятие. Они сидят 
на деревянных табуретках спи-
ной к зрителю. На заднем фоне 
картина «Плот Медузы» Теодора 
Жерико, а под ногами героев 
море – синяя ткань. Они ерзают 
на табуретках и спорят о скуке, 
о том, естественна ли она для 
человека. Фаусту скучно, он 
пуст, а Мефистофель, используя 
ситуацию, все больше и больше 
подталкивает его к признанию 
новых «истин». Поднимается 
вопрос о соблазне и выборе. И 
«Мало» поддается, он приказы-
вает затопить фрегат, который 
изображен на картине. Тем-
нота. Громкий звук и надпись 
«Взрыв», которая высвечивается 
на кулисах. 

В секунду меняются 
декорации. На сцене 
спортивный зал, 
наверху появля-

ются окна, а в них виден серый 
город. Теперь на сцене пир. Пир 
во время чумы. Фауст стал пред-
седателем. На нем черный бала-
хон и узкие джинсы. Все гости 
Чумы роскошно одеты: блестки, 
фольга, платья, драпировки из 
разноцветных тканей.  У всех 
один главный атрибут одежды – 
кеды. Это как символ молодости. 
Все герои, которые закрылись в 
этом спортивном зале, устроили 
вечеринку Они сидят на краси-
вых стульях, пьют кока-колу, на 
которой делается акцент, как на 
олицетворении яда. И все весе-
лятся. Только прекрасная Мэри 
в синем платье, с нимбом на 
голове, своей песней говорит, что 
она носит траур по умершим от 
чумы. Она очень чиста, это под-
черкивается ее тонким голосом. 
Герои сидят вместе в спортивном 
зале, а за их кругом – смерть. 
Сбоку на сцене стоит табличка 
«Река Стикс», рядом с которой 
два ангела играют воздушным 
шариком– душой. Это показы-
вает очень тонкую грань между 
смертью и жизнью. 

Самый яркий момент спекта-
кля – это танец Чумы. Во время 
пира она наблюдала за ребятами 
свысока, стоя на лестнице. Она 
одета в черное длинное узкое 
платье, с платком на голове, в 
высоких туфлях. Затем Чума 
спускается в спортивный 
зал и начинает танцевать со 
всей молодежью под песню 
«Гимн чуме». Олицетво-
рение страшной болезни 
становится на стол и начи-
нает двигаться, создавая 

острые чет-
кие фигуры. 
Свет мигает, и 

вот уже все 
р е б я т а 

сидят, а 
глав -
н о й 
н а 

сцене стала Чума, она танцует 
под громкий бит. Ожидаешь, что 
эта «болезнь-убийца» сейчас 
всех захватит и подчинит себе, 
но она не знает, кто она. Чума 
не понимает, почему ее боятся, 
ей льстят, почему от нее убегают 
или смиряются. Она хочет тан-
цевать со всеми, а потом уходит 
на свое место на лестнице. 

На сцену приходит священ-
ник в золотом одеянии, он не 
заходит в круг пирующих. Ста-
новится ясной грань между 
священником, который при-
нимает смерть и смиряется с 
ней, и гостями Чумы, которые 
хотят избежать страха смерти. 
Священник зовет молодых 
людей с собой, он хочет им 
помочь, но никто не идет 
за ним. Кажется, что герои на 
самом деле уже мертвы, а внеш-
няя яркость одежды – способ 
спрятаться от ужаса. 

Звучит песня: «Позови 
меня с собой, я приду сквозь 
злые ночи…». Все герои 
выходят на середину сцены, и 
их унылое настроение меня-
ется, они «отжигают» под 
разные версии песни Аллы 
Пугачевой. Я чувствую, что 
хочется танцевать с ними. 
Такое ощущение, что все, что 
было на сцене до этого, – это 
внутренний страх, а послед-
ний танец – возвращение в 
реальность. «Дзаттере» – это 
спектакль, который пора-
жает не только смыслом, но 
и игрой актеров, световыми, 
музыкальными эффектами 
и декорациями. А идея о 
молодости мне очень 
б л и з к а . Ко гд а 
мы моло -
дые, нам 
к а ж е т с я , 
что еще    «жить и 
жить», нам страшно думать о 
неизвестном, поэтому мы ста-
раемся убежать от мыслей о 
смерти. Ведь намного легче 
устроить пир во время Чумы, 
чтобы никогда не загляды-
вать себе в душу.

Елизавета МАЛИНСКАЯ

Методичные цикличные удары 
баскетбольного мяча, статика на 
авансцене. Главный герой (Вале-
рия Ледовских) – принц-подросток 
в черных джинсах, худи, шапке и 
конверсах – стоит спиной к залу и 
ожидает начала действия. Занавес 
поднимается, и перед зрителями 
начинает разворачиваться история, 
предназначенная как подростку, 
так и взрослому. Типичная история о 
том, как родителям тяжело отпускать 
во взрослую жизнь своих детей. И о 
том, как детям невыносимо 
н о с и т ь маски, за кото-

рыми они 
прячутся от 

р о д и тел е й 
из-за страха 
осуждения и 
неприятия. 
Это спек-
такль Вла-
дислава 
Ту т а к а 
«Принц 
в кор-
зине», 
осно-
в а н -
ный 
н а 

сцене 
«Мышеловка» из 

шекспировского «Гамлета» и авто-
биографии постановщика. 

На сцене появляются король-отец 
(Михаил Ложкин) и королева-мать 
(Любовь Яковлева), которые сопрово-
ждают друг друга истеричным смехом. 
Их главное отличие от сына, который 

хочет быть настоящим и искренним, 
– вечная маска, под которой они 
пытаются скрыть настоящие чувства 
и создать идеализированный образ 
семьи, обманув как своего ребенка, 
так и самих себя. Герои напоминают 
кукол времен барокко, художник по 
костюмам Светлана Тужикова соз-
даёт эти образы с помощью пышных 
воротников, выбеленных лиц и вити-
еватых причесок. Их «театральность» 
дополняет яркий свет, мигающий и 
изменяющийся с белого на красный 
во время конфликтов (Художник по 
свету – Илья Пашнин). Мать постоянно 
нервно ходит вокруг отца, который, на 
контрасте с ней, бездейственно сидит 
на своем кресле-троне, расположен-
ном рядом с баскетбольной корзиной. 

Основная проблема, которая 
поднимается в спектакле –  непри-
ятие отцом любимого дела сына – 
работы режиссером в театре кукол. 
Король выступает в роли властвую-
щей фигуры и на протяжении почти 
всего спектакля пытается подчи-
нить себе близких. Отец занимался 
баскетболом с ранних лет, но роди-
тели не замечали его достижений в 
спорте. Он решил реализовать свою 
мечту детства при помощи сына, 
игнорируя его выбор. Это объясняет, 
почему на сцене появляется еще 
один персонаж – маленький маль-
чик, у которого так же, как и у его 
родителей, выбелено лицо и надет 
пышный воротник. Это –  детский 
образ отца, он не реализовался, 
из-за чего не снимает свою маску, 
ни разу не произносит ни слова и 
лишь молча отбивает мяч.

В моменты постоянных ссор 
с родителями принц садится за 
нотный стан, надевает наушники и 
уходит в музыку, заглушая боль от 
неприятия. Герой погружается в свои 
фантазии и мысли, они проносятся 
на заднем фоне в виде абстрактных 
рисунков птиц и лошадей. Но как 
только главный герой снимает науш-

ники – все исчезает. Остаются лишь 
спорящие родители: мать, которая 
пытается «защитить» мечту своего 
сына, и отец, слышащий лишь самого 
себя. Эта сцена показалась нам одной 
из самых сильных и болезненных 
в спектакле. Когда достучаться до 
близких людей, находящихся в 
разладе, не получается, избегание 
проблемы и уход от обыденности 
кажутся единственным безопасным 
способом, хоть и временным. 

Создание и показ родителям 
кукольной постановки, основной 
сюжет которой –  жизнь подростка в 
окружении враждебно настроенной 
семьи – своеобразный бунт и вызов. 
На заднем плане расположены два 
экрана, на которых проигрывается 
видеодневник главного героя с его 
мыслями во время создания спек-
такля. Принц  показывает то, что 
чувствует, когда его мечте не дают 
реализоваться, причем показывает 
гиперболизировано и наглядно, 
усаживая родителей максимально 
близко к созданной сцене-коробке. 
Прием спектакля в спектакле отсы-
лает к сцене «Мышеловки» Уильяма 
Шекспира, только «смятенный герой» 
теперь не Клавдий, а Король-отец. 
Из-за сильного влияния постановки 
отец-диктатор снимает свою корону и 
сходит с трона-пьедестала, появляется 
надежда на диалог.

В финальной сцене подросток, 
покинувший дом, сидит в баскетболь-
ной корзине и произносит фразу: «все 
вокруг маленькое, один я большой», 
будто начиная осознавать собствен-
ную значимость. В своем последнем 
монологе отец, который остался 
совсем один, обращаясь к залу, гово-
рит о том, что принял все, что до этого 
отрицал и отправил сыну книгу «Мой 
путь в баскетболе» в ожидании ответа. 
Ритм спектакля замедлился, слышны 
лишь звуки пианино и удары баскет-
больного мяча. Кажется, надежды 
главного героя оправдались. Или 

маленькое,

большой»
Александрина 
СОВЕРШАЕВА
Елизавета ШИЛКИНА
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 Не так уж и красиво тают льды в Гренландии

«Добро пожаловать в Глиммердал!», 
– выходя из затемнения, говорит 
светловолосая девушка в джинсо-
вом комбинезоне и шапке. Рядом с 
ней стоит высокий, сутулый и седой 
мужчина в очках и зимней одежде. 
Это Тоня Глиммердал и ее крестный 
отец, которого она называет своим 
лучшим другом, Гунвальд. Они живут 
в норвежской деревушке, в которой 
нет детей. На Новой сцене Алексан-
дринского театра разместился весь 
Глиммердал: госпиталь из ширмы, 
дом Тони, жилище Гунвальда, гора 
из картона и гирлянды, кемпинг 
и киоск из шкафа с куклами и 
машинками. Локации составлены 
из детских игрушек и освещены 
цветными прожекторами, соз-
дается впечатление, что видишь 
все глазами ребенка.

Режиссер Иван Пачин в 
спектакле «Тоня Глиммердал», 
по одноименной книге Марии 
Парр, показывает нам то, как важна 

семья в жизни 
каждого чело-

века. Вот только 
в Глиммердале не все 

это понимают. Вне-
з а п н о Гунвальд попадает 
в больницу, и в деревню приезжает 
его дочь Хейди, которая не была 
здесь 30 лет. Она хочет продать 
дом отца. Оказывается, что и дочь, и 
папа очень давно таят друг на друга 
обиду, ведь после того, как мать 
Хейди забрала ее во Франкфурт, 
никто из них ни разу не позвонил. 
Для Тони это становится шоком, ведь 
семья – это самое дорогое, что у нее 
есть. Мама девочки уехала смо-
треть льды в Гренландии, оставив 
дочь и мужа. Тоня очень скучает по 
ней, плачет от каждого сообщения 
и пародирует звуки уведомлений, 
чтобы ощутить внимание мамы. Она 
решает, что ее долг – спасти семью 
Гунвальда, потому что ни крестный, 
ни его дочь не хотят признавать, что 
в душе любят друг друга. 

Тоня очень эмоциональна, она 
радуется и грустит из-за мелочей. 

Даже в самом злом хозяине кем-
пинга, из-за которого в Глиммердале 
нет детей, девочка видит хорошее и 
старается с ним подружиться, несмо-
тря на огромный страх перед ним. 
Тоня нуждается в людях и ценит их 
вне зависимости от их поступков 
и отношения к ней. Она хватается 
за любую возможность с кем-то 
пообщаться. Это режиссер Иван 
Пачин показал через взаимодей-
ствие актеров со зрителями. Герои 
часто давали разные предметы тем, 
кто сидел в первом ряду, а испол-
нитель роли Гунвальда – Сергей 
Быстров – даже разговаривал с 
сидящими в зале. Зрители смогли 
стать почтальонами, когда письмо 
для Хейди прошло через    руки 
всех  присутствующих. Так режис-
сер сделал каждого частичкой 
происходящего, заинтересовав и 
детей, и взрослых. В спектакле было 
много двусмысленных фраз и сцен, 
которые более младшая аудитория 
воспринимала как шутку, а те, кто 
постарше, понимали двусмыслен-
ность происходящего.  Персонажи 

поднимали темы развода, закрытия 
глаз на измены, взаимоотношения 
партнеров и построения семьи. Мне 
очень понравилось, как спектакль 
адаптирован для любого возраста. 
Я помню, как когда была малень-
кая, часто не понимала, почему 
взрослые смеются, или не видела 
проблемы в том, в чем она казалась 
глобальной для родителей. Сейчас 
я замечаю, насколько дети смотрят 
на мир иначе. Для них жизнь – это 
развлечение, они все видят в ярких 
красках, а взрослые наоборот. Пока-
зывая сценки при помощи игрушек 
или говоря метафорами, главная 
героиня демонстрировала то, 
ч т о волнует людей в 
Гл и м - мердале. Мы 
в и д и м 
б о л ь -
шинство 
героев спек-
такля благодаря 
Тоне, актриса постоянно 
переодевается, то она 
становится Хейди, 
надевая красное 

пальто и очки, то мамой, снимая 
шапку, а папа – это игрушка на 
пальце. Когда в финальной сцене 
присутствовали все герои, актриса 
Евгения Ивашова меняла аксессу-
ары и позы, говоря  реплики раз-
ных персонажей. Мимика и жесты 
артистов были очень активные, для 
того чтобы передать эмоции своих 
героев. Во время разговоров в доме 
Гунвальда  были видны лишь тени, а 
оживленная жестикуляция актеров 
помогала понять, что происходит. 

Свет акцентировал внима-
ние на деталях и ориенти-
ровал зрителей, на какую 
из локаций Глиммердала 
нужно смотреть. Голубой 

свет включался на груст-
ных моментах, когда Тоня 

скучала по маме или плакала 
на речке. В большинстве 
сцен свет был желтый, 
теплый, будто от солнца, 
это как воплощение вос-
приятия девочкой мира. 
Красный свет появлялся 

в сценах с Хейди, он был под 

цвет пальто, как ее агрессив-
ность к Тоне, злоба на отца и 
желание разрушить привычную 
его жизнь. К концу спектакля 
красное освещение, как и раз-
дражение Хейди, исчезают. В 
финальной сцене свет стано-
вится зеленым, символизируя 
спокойствие и то, что «все на 
своих местах». 

Гунвальд возвращается из боль-
ницы и обнаруживает, что Хейди 
выкупила кемпинг, чтобы остаться 
с ним. Мама Тони возвращается из 
Гренландии, поняв, как ей не хватает 
мужа и дочери, а льды «не так уж 
красиво тают». Девочка испытывает 
счастье от того, что смогла помирить 
крестного с дочерью, и теперь все 
близкие ей люди находятся рядом. 
Хейди и Гунвальд говорят Тоне, что 
теперь в Глиммердал будут приез-
жать гости, в том числе дети, с кото-
рыми она может играть. После дол-
гого «Ура», девочка останавливается 
посередине и произносит фразу, с 
которой начался спектакль: «Добро 
пожаловать в Глиммердал!».

Ксения ЩЕРБАКОВА

один я 
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Случайности (не)случайны
Елизавета ШИЛКИНА

«Внимание: 
       соблюдайте
             дистанцию»

На «своей» луне
Полина КЛИМАШОВА

Анастасия 
КАЛИНКИНА

«Ожог медузы Ируканджи вызывает 
мучительную головную боль, отек 
легких, опасно учащенное серд-
цебиение, кровоизлияние в мозг и 
остановку сердца. Все ужаленные 
сообщают о чувстве обреченности, 
многие уверены, что смерть неиз-
бежна и даже просят врачей убить 
их, чтобы с этим покончить», – эти 
пугающие слова звучат в начале 
спектакля «Поцелуй Ируканджи» 
Архангельского молодёжного театра 
(режиссер – Юлия Каландаришвили).

Попадая в зал, зритель будто 
оказывается на дне бассейна: сцена, 
выполненная в форме квадрата, по 
бокам которой расположены камен-
ные ступеньки, ведущие к центру 
– прозрачному шару с гирляндой 
внутри. От него исходят пружины, 
напоминающие щупальца медузы. 
Волнение усиливают тревожная 
мелодия, звучащая на протяже-
нии всей постановки (композитор 
– Глеб Колядин), и приглушенное 
синее освещение, периодически 
сменяющееся на фиолетовое и 
темно-зеленое. Еще один источник 
света – емкости, похожие на неболь-
шие аквариумы, подсвеченные 
фонариками, с постоянно волную-
щейся водой (художник – Евгения 
Платонова).

Главная героиня спектакля – 
наивная девочка Сузи с милым 

пучком на голове (Анастасия Хур-
тай). Она носит огромную розовую 
толстовку, джинсы и забавные 
носки, а за ее спиной виднеется 
школьный рюкзак с нарисован-
ными медузами. Основываясь на 
романе американской писатель-
ницы Али Бенджамин «Доклад 
о медузах», по мотивам которого 
Ольга Варшавер написала пьесу 
для спектакля, Юлия Каланда-
ришвили провела целое исследо-
вание на тему того, что такое про-
живание горя и потери. В одном 
из интервью режиссер даже поде-
лилась тем, что в ее подростковом 
возрасте был такой опыт, что при-
дает постановке личный и даже 
интимный характер.

Сюжет постановки начинается 
довольно типично для подростко-
вого спектакля: родители главной 
героини разводятся, но рядом с 
ней всегда есть подруга Френни 
(Дарья Белых). Девочки ходят вме-
сте в школу, делятся секретами, 
переживают, взрослеют,  поддер-
живают друг друга. Вот только 
Сузи внезапно сообщают, что ее 
подруга, «которая плавала лучше 
всех», – утонула. Слова, принадле-
жащие маме главной героини, о 
том, что «страшное иногда просто 
случается», становятся основной 
нитью и идеей, которую режиссер 
проводит через всю постановку. И 
чтобы это осознать, Сузи проходит 

через все этапы принятия первой 
утраты близкого человека.

Мир главной героини бук-
вально делится на две части: 
веселье, простота и легкость – 
до потери близкой подруги 
– и постоянные терзания, 
навязчивые мысли – после. 
Абстрактные и психоде-
лические видео и свет 
мельтешат, проециру-
ются на пол сцениче-
ского пространства 
(свет и видео – 
Стас Свистуно-
вич). Сузи пугают 
собственные 
догадки о том, 
что всему виной 
– маленькие, 
но смертельно 
я д о в и т ы е 
медузы Иру-
канджи, о 
которых она 
узнала на 
школьной 
экскурсии. 
Ге р о иня 
прячется 
от них и от 
самой себя в 
небольшом 
прозрачном 
п р я м о у -
г о л ь н о м 
аквариуме, 

погружаясь в воспомина-
ния о своей подруге, 

и лишь изредка 
«выныривает» 

в реальную 
жизнь.

Единственное спасение – это 
осознание и, наконец, принятие того, 
что «конец человека – вовсе не тот 
день, в который он умирает, а день, 
когда кто-то произносит его имя в 
последний раз». Кажется, мама все 
же была права в том, что случай-
ности иногда и правда 
случайны.

Всех зрителей приглашают в Чер-
ный зал. Вокруг темнота, теснота 
и громкий, навязчивый голос. 
Кто-то легко, почти незаметно, 
передвигается в толпе, лишь 
слегка касаясь зрителей, его 
прикосновение заставило меня 
«поежиться». Затем всех пригла-
шают пройти на свои места, а 
актеры начинают танцевальный 
перфоманс. 
«Это тебя касается» – спек-
такль-исследование, который изу-
чает явление тактильности. Это 
оригинальный перфоманс, кото-
рый во многом зависит от зрите-
лей и их действий. Он строится 
на опыте людей и затрагивает 
темы личных телесных границ, 
«тактильного голода» и самых 

важных прикосновений в нашей 
жизни. С начала и до конца спек-
такля актеры взаимодействовали 
со зрителями. Сначала они пере-
вязывали руки людей нитками, 
тем самым создавая связь между 
ними, а затем разрушали ее, 
чтобы отдалить их друг от друга.

В одном из интерактивов я 
поучаствовала. Актер взял меня 
за руку и повел к центру зала, 
где лежало два металлических 
круга с подключенными прово-
дами. Подошел еще один актер, 
и они оба встали на эти круги. 
Если я к ним прикасалась, разда-
вались резкие звуки. Как нам 
позже объяснили, в этих кругах 
заложен механизм, который рас-
познаёт касания и моментально 
реагирует. Думаю, таким обра-
зом режиссер хотел показать, 

как много зависит от действий 
людей и как важна связь чело-
века с человеком. Демонстрируя 
это, актеры обнимали некоторых 
зрителей, если те в этом нужда-
лись. А также артисты просили 
издавать забавные непонятные 
звуки в микрофон, чтобы они 
могли импровизировать под них.
Так удивительно было замечать, 
как танец превращается в смесь 
игры, эмоций и движений.

Но главным было не это. Меня 
очень удивило, как с помощью 
танца и небольшого количе-
ства реквизита можно выразить 
такие разные прикосновения.  
Во время спектакля актеры 
практически ничего не говорили, 
это делал закадровый голос. Он 
также озвучивал самые необык-
новенные истории о «касании», 

которые присылали на сайт про-
екта. Мне очень запомнился рас-
сказ девушки, которая говорила 
о том, как она смогла в послед-
ний раз коснуться своего кота 
перед его смертью. Она долго и 
трудно переживала его «уход», а 
это прикосновение было для неё 
очень важно. Необычным мне 
также показался рассказ про то, 
как при погружении в воду бере-
менная женщина испытывала 
самые разные эмоции. По ее сло-
вам, она становилась невесомой 
и легкой, для нее такое сопри-
косновение было очень значи-
тельным, это было как переход в 
другое состояние.

Во время спектакля установи-
лась доверительная обстановка. Я 
чувствовала, как у меня выстраи-
вается особая связь с актерами. 

Каждый из них улыбался 
какому-нибудь зрителю искренне 
и не наигранно. Меня поразило, 
как быстро они могли переклю-
чаться и переживать какую-либо 
эмоциональную ситуацию, будь 
то раздражение или радость.

Актерам помогал даже свет. 
Напротив одного из них нахо-
дился датчик, который рас-
познавал его движения, и свет 
двигался за ним. Это выглядит 
по-новому, и наверняка облег-
чило труд режиссера. Им был 
Константин Солдатов – теа-
тральный режиссер и педагог, а 
также актер. Хореограф-поста-
новщик – Ксения Голыбжина. 
К концу спектакля они вышли 
вдвоем и очень приятно рас-
сказывали о спектакле, какие 
технологии использовались.

Мне кажется, что нам всем 
очень близка тема тела и тактиль-
ности. Мы каждый день сталкива-
емся с прикосновениями, жела-
тельными и не очень. Мы можем 
испытать за секунду огромный 
спектр эмоций только от того, что 
наш близкий человек обнял нас 
или погладил по голове. К сожа-
лению, мы не всегда соблюдаем 
чужие личные границы и можем 
не специально причинить вред 
людям только потому, что каса-
емся их не в тот момент.

Во время спектакля я пере-
жила много разных эмоций: и 
радость, и грусть, и слезы, и смех. 
Я видела, как зрители вокруг 
меня также были очень активны. 
Мы услышали о разном опыте 
людей, и я поняла одно: нас всех 
это касается.

Темный зал окутан дымкой. На стенах 
сверкают огоньки-звезды. На ниточ-
ках свисают три камня и светящийся 
земной шар. В центр выходят два 
человека в черной одежде и шлемах, 
на которых отображается ярко-жел-
тая полоска. Их лица не видны, но 
именно они познакомят зрителей с 
одиноким космонавтом и его спут-
никами. Включается электронная 
музыка и «странники» начинают 
танцевать как роботы. Затем они 
переходят к главному объекту сцены 
– стойке, на которой постепенно 
образуется кукольный космический 
мир. На платформе появляются пла-
стины с яркими кнопками, вывески 
с надписями «police» и «home», 
маленькая имитация ракеты и самое 
главное – потерянный космонавт. 

Так начинается кукольный спек-
такль «Single: один на луне» Алены 
Волковой, который проходил в 
Большом театре кукол. Спектакль 

строится  на электронной музыке 
группы «Daft Punk» и комиксе о 
последних людях на Луне. Режис-
сер говорит, что переосмыслила 
творчество этой группы и нашла 
нечто особенное и магическое в их 
музыке. Группа распалась, и Алена 
Волкова  решила посвятить спек-
такль ее творчеству и близкой для 
себя теме – одиночеству.  

Главный герой – космонавт 
Пак, который выполняет зага-
дочную миссию на Луне, мне он 
напоминает Маленького принца 
из романа  Антуана де Сент-Эк-
зюпери.  Вначале Пак лихора-
дочно ходит по сцене и оглядыва-
ется в поисках людей, тревожная 
мелодия подчеркивает его одино-
чество.  По ходу спектакля на спут-
ник приземляются другие посети-
тели: собака, космонавты и роботы. 
Пак пытается с ними сдружиться, 
в постановке нет слов, поэтому 
общение героев происходит на 
невербальном уровне: с помощью 

музыки и движений. Кукольными 
руками или лапами они нажимают 
на разноцветные кнопки, каждую 
из кнопок сопровождает опреде-
ленная нота. Из этого смешения 
звуков и получаются индивиду-
альные мелодии, которые  стали 
«языком» постановки. Никто из 
персонажей не откликается на 
мелодию Пака – их музыкальные 
мотивы отличаются и не соответ-
ствуют друг другу. Я прочувство-
вала потерянность героя, его оди-
ночество настолько трагично, что 
ему будто становится безразлично, 
кто станет его другом. Это может 
быть и человек, и животное, глав-
ное, чтоб он был рядом. 

В отличии от протагониста, дру-
гие герои левитировали (преодо-
лели гравитацию), но на Луне пере-
двигались с трудом. Эта планета 
представляется духовным миром 
главного космонавта и отраже-
нием его индивидуальности, не все 
способны принять эту индивиду-

альность и «сойтись мелодиями». 
Третья встреча – кульминацион-
ный момент, который разрушил 
надежды одинокого «принца». На 
спутник прилетает загадочный 
космонавт в затемненном шлеме, 
он его снимает, а там оказываются 
лишь провода. Этот «загадочный 
космонавт»  у меня ассоциируется с 
людьми, которые на первый взгляд 
кажутся интересными, а на самом 
деле за их обаянием скрываются 
равнодушие и отстраненность. Так 
же и бездушный робот – он не 
может соответствовать  внутрен-
нему миру главного героя.  Тогда 
Пак впадает в отчаяние и наде-
вает этот шлем на себя как символ 
обреченности. Я вспомнила пери-
оды, когда сама «надевала темный 
шлем» и была убеждена в том, что 
не смогу обрести близкие взаимо-
отношения с кем-либо. Я ожидала, 
что финал спектакля будет  тра-
гичным, как нередко происходит  
в реальной жизни. Но режиссер 

решила сделать кукольного кос-
монавта счастливым. Под конец 
на Луну прилетает девушка, в 
начале встречи персонажи сидят 
по разные стороны, не доверяя 
друг другу. Их сближение начи-
нает происходить после одина-
кового движения – они одно-
временно дотрагиваются до 
шлема. Дальше воссоединяются 
их мелодии и голубой холод-
ный свет сменяется на теплый. 
Пак наконец находит близкого 
человека, и пазл складывается. 
Управляющие всем действием 
роботы  проявляют себя и 
исполняют танец. На последнем 
движении они складывают руки 
в форме пирамиды – символа 
группы «Duft Punk», во время 
спектакля прозвучало семь 
композиций группы. Электрон-
ные мотивы помогают передать 
обстановку космического про-
странства и выразить изменение 
состояния героя. 

После сказочной концовки я 
почувствовала радость и умиро-
творение: хотя бы в кукольном 
мире героя ожидает счастье. Я вос-
приняла спектакль  как вдохнов-
ляющую сцену для отчаявшихся 
людей, которые потерялись на 
«своей Луне» и видят мир через 
затемненный шлем. Утопии, пред-
ставленной в спектакле, не хватает 
в жизни, полной несправедливости 
и неискренности. Постановка под-
ходит для любого возраста и смотря 
её в разные периоды  и состояния, 
можно каждый раз по-новому 
интерпретировать. Дети считают ее 
фантастической сказкой про космо-
навта, а подростки и взрослые видят 
в этом космонавте себя и ассоции-
руют постановку со своей жизнью.

  «Это некая сказка с счастли-
вым концом, о которой мы должны 
напоминать себе, что есть не только 
одиночество», – такую фразу произ-
несла режиссер Алена Волкова на 
обсуждении спектакля.
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Сохраните смысл, я жить хочу

 Неодушевленное - одушевляем

Мюзикл как лакмусовая бумажка

Мария ЛИМАРЕНКО

Михайловский театр. Опера «Евге-
ний Онегин». Герои одеты в изящ-
ные старинные белые и чёрные 
одежды. Наверное, эта изыскан-
ность  – единственное, что режиссер 
Андрей Жолдак сохранил из романа 
ХIX века. Ленский в этой опере 
очень игриво обращается к Татьяне. 
Черномор из поэмы «Руслан и Люд-
мила» каким-то образом оказыва-
ется в покоях Татьяны и пристает к 
хористкам. Сама Татьяна истерична 
и ведёт себя вызывающе. Конечно, 
я не против авторских интерпрета-
ций. Ровно до того момента, пока 
они не рушат смыслы первоначаль-
ного произведения. Татьяна всегда 
казалась мне воплощением чистоты, 
детскости, любви и смиренности. 
Жолдак же уничтожил этот образ.

Безусловно, режиссёр оперы, о 
которой я говорю, не единственный 

человек, который «убил» авторский 
замысел. На мой взгляд, сегодня 
часто под масками модных автор-
ских интерпретаций прячутся спек-
такли, скульптуры, картины, фильмы, 
тексты, музыка, которые полностью 
не соответствуют и даже противо-
речат идеям исходного произве-
дения. Как мне кажется, в будущем 
это может привести к тому, что люди 
начнут забывать то, что сформиро-
вало их мировоззрение, менталитет, 
что составляет национальную идею 
и гуманистическую идею мировой 
культуры.

Энергия разрушения – это то, 
что есть в каждом человеке. Прояв-
ление этой энергии можно просле-
дить, глядя на то, как каждое новое 
поколение отрицает или пытается 
разрушить ценности предыдущего. 
Как мне рассказал преподаватель 
музыкальной школы Вячеслав Дени-
сов, новые направления в искусстве, 
как правило, отрицают принципы 

предшествующих им направлений, 
заменяя их чем-то противополож-
ным. «Допустим, ребенок все время 
питается только огурцами. Вдруг 
ему предложили морковь, которая 
намного слаще и интереснее огурца. 
В его жизни произошло открытие, 
теперь он будет очень долго любить 
морковь, пока она ему не приестся, 
– рассказывает Вячеслав. – По сути, 
человечество чем-то похоже на 
этого ребенка. По своей природе мы 
таковы, что любим что-то открывать, 
исследовать ранее неизвестное. Так, 
например, когда людям «приелся» 
свойственный классицизму культ 
разума, мир чувств, присущий сен-
тиментализму, а позже сложный 
внутренний мир героев роман-
тизма стал, грубо говоря, той самой 
морковью». 

Что современная культура пред-
лагает взамен «старой»? На мой 
взгляд, доступность и массовость. 
А как известно, продукты массо-

вой культуры могут выжить тогда, 
когда у них много потребителей. 
А потребителей много тогда, когда 
произведение может привлечь и 
развлечь, как опера по Онегину, 
которая интересна претензией на 
дерзость и новизной, за которыми 
скрывается лишь обыкновенная 
пошлость и, может быть, желание 
самоутвердиться за счет высмеива-
ния пушкинского текста. Но не все  
интерпретации вызывают сильный  
ажиотаж. Вряд ли много обывателей 
решат посмотреть, скажем, «Идиота» 
Петра Шерешевского в «Приюте 
комедианта». Это сложная для 
эмоционального и рационального 
восприятия постановка, режис-
сер  переносит действие романа 
в  современный мир. Князь Мыш-
кин – поэт, прилетевший в Петер-
бург из психиатрической больницы 
Берлина. Парфен Рогожин дарит 
Насте «BMW», 100 тысяч долларов 
и обещает отвезти в сказочный 

Дубай. При помощи сюжета романа 
режиссёр демонстрирует  жуткий  
конфликт современных детей и 
отцов из 90-х. Обнажает боль совре-
менного поколения, например, обу-
гленную душу Насти, которая вме-
сто серьги надевает трупную бирку. 
Изображает  современных русских 
демонов –  бесчувственного интел-
лигента-сноба – Аглаю. В такой 
среде рождается нечто страшное, 
злобное, подземельное, что выра-
жается, например, в том, как отчим 
Насти начинает пьяный глупый 
танец, когда проясняется правда. 
Хоть текст романа Достоевского 
переписывается, никто не осмелится 
сказать, что Шерешевский, подобно 
Жолдаку, разрушает смысл произве-
дения. Эта интерпретация  «Идиота» 
подчеркивает тот страшный факт, 
что российская действительность 
как существовала в XIX веке, так и 
существует сейчас, когда, на первый 
взгляд, наступили времена терпимо-

сти ради совместного выживания.
Но вряд ли большинство людей 

будет готово потратить несколько 
часов на просмотр такого спекта-
кля, который обдумывать придется 
долго. Так, как мне кажется, и про-
исходит потеря чего-то ценного. 
Не имея представления о русском 
искусстве, а имея сформированное 
массовой культурой поверхностное 
восприятие отдельных ее компо-
нентов, мы перестаем ощущать себя 
частью чего-то важного, не знаем, 
что такое наша родина. В резуль-
тате многие начинают искать опору 
в чем-то искусственном, в том, что 
нам навязывают в СМИ, в Интернете. 

Как мне кажется, сегодня нет 
смысла пытаться повлиять на ход 
развития культуры. Но можно 
заняться собой, своим отношением 
к искусству. Погружаться в него, узна-
вать, читать, смотреть, слушать, чтобы 
найти что-то, что может повлиять на 
твои ценности, на твою душу.

Елизавета ШИЛКИНА

Ксения ЩЕРБАКОВА

У театра кукол есть одна суперспособность: за несколько минут  погрузить зрителя в спектакль так, чтобы он начал воспринимать куклу как живого человека, которому можно верить. Этот 
театр ассоциируется у большинства людей с детством, хотя он давно перестал ограничиваться юной аудиторией. Для того, чтобы узнать о театре кукол больше, я обратилась к Григорию 
Каценельсону, выпускнику пресс-центра «Поколение», окончившему РГИСИ (мастерская Ирины Кирилловны Ласкари), актеру театра кукол, номинанту на актерскую премию «Dora» (2023).

«Прелесть такого театра в том, 
что для него не нужен язык, чаще 
всего люди понимают все без слов. 
Сейчас к театру кукол относится 
еще и театр предмета, а также 
театр фактуры: наиболее извест-
ный пример для Санкт-Петербурга 
– Юрий Бутусов, бывший художе-
ственный руководитель театра 
имени Ленсовета. Он использо-
вал очень много кукольных при-
емов в своих спектаклях, вводил 
в них предмет как персонажа, к 
примеру, стул или пальто, хотя 
его постановки драматические. 
Из-за постоянного смешения 
жанров театр кукол трудно разде-
лить на типы. Деление чаще всего 
условное, происходящее за счет 
специализации театров на куклах 

конкретного вида. Так, существует 
театр марионеток имени Е.С. Дем-
мени, марионетки – самые труд-
ноуправляемые куклы. Актеры 
сравнивают их со скрипкой, 
потому что овладеть ими крайне 
сложно. Но, в основном, театры не 
ограничиваются каким-то одним 
видом кукол, а используют в своем 
репертуаре и классическую – пер-
чаточную куклу, и гапитно-тро-
стевую, когда в одной руке шток, 
помогающий двигать голову и тело 
куклы, в другой – трости от ее рук, 
а также планшетную: в голове у 
такой куклы имеется специальная 
палочка, а ее телом артист управ-
ляет своими руками. Главное ее 
отличие от, скажем, перчаточной 
куклы в том, что она может ходить 
по какой-либо поверхности или 
«стоять» на ней. Обычную корягу 
тоже можно считать планшетной 

куклой: на первом курсе нам дали 
задание – найти в лесу интерес-
ную палку, напоминающую како-
го-то персонажа или животное и 
придумать с ней этюд. Для артиста, 
работающего в этом направлении, 
важно понять, что куклой может 
быть все что угодно: рука, ручка, 
пачка сигарет, ключи. Вопрос в том, 
как мы с этим взаимодействуем.

По моему мнению, Большой 
театр кукол под руководством 
Руслана Кудашова – один из 
тех театров, которые задают тон 
кукольному направлению в Рос-
сии. Спектакли БТК синтетиче-
ские, разновозрастные, сочетаю-
щие кукол с живым планом, как, 
например, постановка «Мы» по 
мотивам одноименного романа 
Евгения Замятина. Еще два теа-
тра, отходящие от привычных 
шаблонов – Karlsson haus и 

Малый театр кукол. Они часто 
добавляют в свои постановки 
пластику и задумываются  над 
тем, что кроме куклы может ей 
стать, что еще можно «оживить». 

Во время обучения нас учат 
изготавливать куклу своими 
руками, поэтому, если ты пришел, 
а какая-то ниточка у куклы ото-
рвалась, – ты за это отвечаешь. 
Нужно уметь в случае какой-то 
поломки во время спектакля 
быстро ее исправить или про-
вести спектакль со сломанной 
куклой так, чтобы это нисколько 
не мешало ей быть «живой». Во 
время работы над спектаклем 
ты должен максимально хорошо 
изучить возможности куклы, ее 
механику работы: надо понять, 
как она расстраивается, как заду-
мывается, как дышит. В каждой 
из них заложена личность и, в 

совокупности с работой артиста,  
получается уникальный персо-
наж. Я знаю, что в небольших теа-
трах очень часто художник изго-
тавливает предмет, а уже актер 
доделывает его под себя, актер 
театра кукол всегда со-художник. 

Еще одно важное правило 
для человека, работающего 
в кукольной специфике – не 
играть «ярче», чем кукла. Нас 
учили перемещать все свои 
чувства и переживания «из 
сердца в руку», не отражая их 
на лице. Некоторые используют 
«забрало», оно выглядит как 
черный капюшон или мешок 
с сетчатой передней частью и 
помогает быть аскетичнее, чем 
твое выразительное средство. 
Помимо «забрала» кукольники 
часто надевают черную оде-
жду и перчатки, что позволяет 

создать фокус на предмете, кото-
рым мы управляем. Так лицо не 
ловит свет и руки не мелькают, 
создавая «магию». 

Внутри актера, играющего 
куклой, происходит такой же 
уровень проживания, как если 
бы он играл на сцене. Когда 
зритель плачет или смеется, то 
я испытываю то же самое, что и 
в драматическом или комедий-
ном спектакле, нет ни одного 
артиста театра кукол, которого 
нельзя назвать драматическим. 
Постановки театра кукол редко 
ограничиваются куклами. Как и 
любое современное искусство, 
этот вид театра тонко чувствует 
«сегодняшний день» и отра-
жает его всеми возможными 
способами, которых у него пре-
достаточно»., которых у него 
предостаточно». 

С детства я очень часто бываю в 
театре, потому что его очень любит 
моя мама. Раньше мне нравилась 
только драма, маленькой мне было 

понятно, когда артисты ведут 
диалоги и сюжет постепенно 
развивается. Мама же всегда 
любила оперетты, но мне они 
не нравились, потому что я 

не понимала слов 
в ариях актеров, 

а танцеваль-
ные номера 

мешали мне 
с л е д и т ь 
за ходом 

действия. В 
последнее 

время мои 
вкусы поменялись, 
и теперь драмати-
ческие спектакли 
кажутся мне слиш-
ком монотонными, а 

моим любимым жанром стал мюзикл. 
Впервые он был поставлен во второй 
половине XlX века, и если во Франции 
и Италии эти постановки смотрела 
только аристократия, то в Америке 
такие спектакли были доступны всем. 

Об особенностях этого жанра 
я поговорила с театроведом Яной 
Квятковской: «Существуют классиче-
ские мюзиклы, это спектакли Эндрю 
Ллойда Уэббера либо французские 
постановки «Нотр-Дам де Пари» 
и «Ромео и Джульетта». Сейчас мы 
выби- раемся из периода, 

когда популярными 
становятся только калькиро-

ванные спектакли, которые привозят 
из-за границы, и они ставятся у нас 
под жесткий протокол, когда у арти-
стов четко прописано –  кто где стоит, 
на какой ноте поет. Долгое время эти 
проекты были неудачны. На сегодняш-
ний день в России ставятся мюзиклы, 
основанные на наших литературных 
произведениях и на истории страны. 
Можно выделить новатора Алексея 
Франдетти, Дмитрия Богачева, кото-
рый поставил «Ничего не бойся, я с 
тобой» по песням Максима Леони-
дова, спектакль «Мастер и Маргарита» 

в театре ЛДМ и в Театре музыкальной 
комедии «Петр I» или же «Белый 
Петербург», который тоже полностью 
основан на российской истории. Если 
говорить о зарубежных спектаклях, то 
там режиссеры стараются идти в ногу 
с тем, что сейчас происходит в мире, 
например, спектакль «Гамильтон» 
сейчас один из самых популярных 
в Нью-Йорке. На Западе стараются 
задействовать как можно больше 
людей разных национальностей». 

Мюзикл ассоциируется у меня 
с шоу, праздником, поднимающим 
настроение, он сочетает в себе и 
хореографию, и диалоги, и арии. 
«Главная его особенность в том, что 
это один из самых современных 
театральных жанров, где должно 
сойтись много вещей в одной точке. 
В первую очередь, это хорошо 
подобранные артисты, по голосу, 
по типажу, а ведь бывает, что нужно 
подобрать и несколько составов, 
соответствующих требованиям 
режиссера. Также должен быть силь-
ный балет, который не испортил бы 
постановку. Продуманные костюмы, 
декорации в одной стилистике, 
музыка, которая должна отражать 

атмосферу, место действия, эпоху. Сим-
биоз жанров».  Слово «симбиоз» пока-
залось мне очень точно подобранным, 
чтобы описать мюзикл. Это не «сбор-
ная солянка», а именно гармоничное 
сочетание нескольких искусств. 

Последняя постановка, на кото-
рой я была – «Я ненавижу Гамлета» в 
Театре музыкальной комедии. Сюжет 
мюзикла рассказывает о жизни моло-
дого киноактера Данилы, который 
соглашается сыграть Гамлета в театре, 
после чего в его жизни появляется 
призрак Сергея Молчанова, актера, 
сыгравшего эту роль «лучше всех». 
Чтобы он навсегда покинул Данилу, 
ему нужно научиться играть принца 
Датского у Молчанова. Герои много 
ссорятся между собой, на молодого 
актера оказывает влияние продюсер, 
предлагающий большие деньги за 
очередную «мыльную оперу». 

Но Данила сделал свой выбор, 
состоялась премьера, он плохо сыграл 
роль, много зрителей ушли из зала, 
а критики остались недовольны. Но 
главное –  его нравственный выбор, 
который он сделал на пути к роли, и 
как из гордеца стал артистом. Меня 
впечатлили музыкальные номера, 

хореография была очень красиво 
поставлена и исполнена, а мелодии 
создавали настроение, соответствую-
щее идее пьесы. Складывалось впечат-
ление, что продумано абсолютно все, 
каждая деталь костюма или декора-
ции была обыграна в течение спекта-
кля и помогала развитию сюжета. 

Помимо танца, музыки и бутафо-
рии активно использовались мульти-
медийные декорации, на большом 
пиксельном экране – изображение 
артистов во время спектакля. Театро-
вед сказала мне, что это совершенно 
нормально: «Если мы говорим про тех-
ническую составляющую, то на сегод-
няшний день очень многие декорации 
стали заменяться мультимедийными 
панелями. Хорошо это или плохо – 
непонятно, потому что в некоторых 
спектаклях не хватает живых вещей 
на сцене, так как на экран делают 
слишком большие ставки. Иногда 
отсутствие привычных нам декораций 
мешает восприятию происходящего. 
Театр развивается вместе с нашей 
жизнью, и естественно, мюзикл, как 
лакмусовая бумажка, должен сочетать 
в себе все новшества, если все состав-
ляющие спектакля не будут актуальны, 

то на него просто не пойдут».
В последнее время я 

отдаю предпочтение мюзи-
клам, которые поставлены по 
современным произведениям, а 
не по классике. Возможно, это 
связано с тем, что их больше 
рекламируют. Яна Квятков-
ская рассказала мне о том, 
что пиар-кампания важна 
для мюзикла, ведь в этом 
жанре большая конкуренция. 
Также, если театр находится 
не в центре города, то до него 
доедет меньшее количество 
зрителей, и постановка не ста-
нет известной при всем своем 
великолепии. 

Мне кажется, мюзиклы 
привлекают людей именно 
своим развлекательным фор-
матом. В мюзикле все должно 
быть качественно: музыка, 
яркие танцевальные номера, 
динамичное развитие сюжета, 
красивые декорации. Тогда те, 
кто находятся в зале, погрузятся 
в спектакль, забудут о своих 
проблемах и получат от мюзикла 
удовольствие.
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ТЕМА НОМЕРА: ТЕАТР

Реальность по-Эренбургски

Захожу в лофт «More place», вижу 
надпись «Театр НДТ». Небольшой 
Драматический Театр был создан 
на базе выпускного актерско-режис-
серского курса в Царскосельском 
филиале СПБГАТИ «Интерстудио». 
Руководил курсом Лев Борисович 
Эренбург. 

Студенты готовили постановку 
«В Мадрид, в Мадрид!». «Когда 
спектакль близился к выпуску, заго-
релось помещение, где проходили 
репетиции. Интернациональная 
федерация художников выделила 
нам комнату во дворе кинотеатра 
«Аврора». Там и начали играть «В 
Мадрид, в Мадрид!», так появился 
театр НДТ», – рассказывает Вадим 
Сквирский, режиссер, педагог и 
актер НДТ. Театр переезжал на раз-
ные площадки: театр им. Ленсовета, 
«Балтийский дом» и другие.  НДТ 
был независимым театром, но в 
2009 году стал государственным. 
«Появилась стабильная зарплата, 
но и государственный план: нужно 
было играть определенное коли-
чество спектаклей в месяц. Когда 
Малая Сцена «Балтийского дома» 
потребовалась труппе этого театра, 
нам было негде играть, и город 
предоставил помещение на улице  

Кима», – говорит Сквирский. Новое 
место предполагалось для репети-
ций, но нужно было где-то показы-
вать спектакли. Актеры  построили 
небольшую сцену и перенесли туда 
свои постановки.

НДТ – авторский театр, боль-
шая часть спектаклей поставлена 
художественным руководителем 
и создателем театра Львом Эрен-
бургом, а артисты – его ученики. 
Спектакли ставит не только Эрен-
бург, но и Вадим Сквирский, Кирилл 
Семин, Евгений Карпов. В 2022 году 
некоторые из учеников тоже стали 
режиссерами новых постановок: 
«Магазин» Артема Злобина, «Мор-
фий» Александра Фонарева и «Миф 
о Светлане» Марии Скачковой. НДТ 
часто ездит на фестивали: три раза 
был на Золотой Маске, становился 
номинантом и лауреатом Высшей 
театральной премии Петербурга 
«Золотой софит».  Когда я изучала 
афишу театра, то заметила, что мно-
гие спектакли в нем поставлены по 
произведениям  классической лите-
ратуры. Театровед и театральный 
критик Элина Никульшина расска-
зала, что репертуар НДТ не шаблон-
ный: «Есть Чехов, Шекспир, Досто-
евский, но есть и Иван Вырыпаев, и 
Елена Гремина, и Олжас Жанайда-
ров  – современная драматургия 
выбрана со вкусом. Одни из самых 

популярных спектаклей «В Мадрид, 
в Мадрид!» и «Оркестр» поставлены 
по Мильяну и Аную.  Но с классикой 
много связано, например,   «Братья 
Карамазовы» по роману Достоев-
ского были выпускным спектаклем 
для актерского курса Льва Эрен-
бурга. На этом материале арти-
сты-студенты учились работать над 
первыми ролями. Материал благо-
дарный, сомнений нет». 

У Небольшого Драматического 
Театра есть установка на качество, 
поэтому чем дольше идет репе-
тиционный процесс – тем лучше. 
Вадим Сквирский рассказал, что 
НДТ позволяет себе «театральный 
долгострой»: спектакль «Оркестр» 
готовили год, «На дне»  – три года.  
«Король лир» – пять лет, и за это 
время успели выпустить еще и   
«Братьев Карамазовых», «Виш-
невый сад», «Историю доктора 
Дулиттла». Во время постановки 
спектакля актёры готовят этюды, а 
потом обсуждают их со Львом Бори-
совичем. «Этюдный метод – воз-
можность и артистам, и режиссеру 
держать себя в творческой форме. 
От того, как артисты осваивают сце-
ническое пространство, к примеру, 
помост с высоким столбом в центре, 
зависит множество метафориче-
ских смыслов в спектакле. Этюдный 
метод провоцирует на размышле-

ния, и если артист и режиссер дви-
жутся в одном направлении разра-
ботки материала, они занимаются 
сотворчеством: артист становится 
не исполнителем роли, а соавтором. 
Мне кажется, это важно для мироо-
щущения Льва Эренбурга», – гово-
рит Элина Никульшина. Благодаря 
процессу работы с этюдами актер 
лучше понимает героя, которого 
играет. Наверное, поэтому во время 
спектакля у меня было ощущение, 
что артисты как будто прожили в 
реальной жизни все то, что показы-
вают на сцене. Каждый актер очень 
умело «перевоплощается» в своего 
героя, а иногда и в нескольких.  Во 
время просмотра «Преступления и 
наказания» я даже не сразу поняла, 
что двух очень разных героев играет 
один и тот же человек. «В НДТ арти-
сты – уникальные, драматически 
гуттаперчевые. Они всегда готовы 
смело идти в пробы, этюды – вполне 
физиологичные зачастую, баланси-
ровать между комическим и траги-
ческим. К тому же, чтобы работать с 
Эренбургом, должно быть неплохое 
чувство юмора. А это и скорость 
реакции, особое отношение к себе 
(невозможно представить, чтобы в 
НДТ артист красовался на сцене), 
необходимость в выстраивании 
партнерских отношений (солиро-
вать можно, но недолго). Это суро-

вая школа для артиста и большая 
радость для зрителя», – говорит 
Элина Никульшина.

В «Преступлении и наказании» 
Вадима Сквирского мне запомнилась 
не только актерская игра. Действие 
спектакля разворачивается на фоне 
двухэтажных строительных лесов, на 
которых висит занавеска. Когда ее 
сдвигают вправо, влево или в центр, 
происходит смена локации. Спек-
такль создан «по мотивам» Достоев-
ского, и многих сцен из оригиналь-
ного произведения у Сквирского 
нет. Смерть старухи-процентщицы 
не показывают – действие развора-
чивается уже после убийства. Зато 
есть новый герой – женщина-лектор, 
которая смотрит на происходящее 
со стороны. Как говорит сам Сквир-
ский,  для актеров НДТ важно «быть 
живым в экстремально обострённых 
предлагаемых обстоятельствах». При 
этом «обстоятельства» часто осно-
ваны на жизненном опыте, а траги-
ческое идет бок о бок с комическим. 
«Самому Эренбургу свойственен 
юмор во всем, юмор скорее черный, 
но я бы спектр не сужала. Спектакли 
пестрят гэгами, зритель встречается 
с выдающейся клоунадой, высшего 
порядка, при всем трагическом миро-
ощущении», – говорит Элина Никуль-
шина. Поэтому в «Преступлении и 
наказании» даже смерть показана 

одновременно трагично и смешно. 
Мармеладов умирает после падения 
со строительных лесов. За несколько 
минут до смерти к нему прибегают 
врач и священник. Священник был 
без креста, его ему позже протянут со 
словами: «Батюшка, крест обронили», 
когда он будет читать молитву над 
умершим. Маляр-работник просит 
лестницу, на которой принесли покой-
ника – нужно дальше ремонтировать 
леса, их «чинят» на протяжении всего 
спектакля. А когда лестницу уносят, 
она застревает в двери. Казалось 
бы, Достоевского можно ассоции-
ровать с разными жанрами, но  не с 
сатирическими. 

В одной из сцен спектакля Рас-
кольников пытается «вырваться» 
из сюжета книги, утопиться до того, 
как его отправят на каторгу. Родион 
набивает чемодан кирпичами, пры-
гает в воду с криком: «Как в книжке 
не будет!», а от чемодана отрывается 
ручка. В спектакле герой не смог уйти 
от сюжета и отправился на каторгу. 
Но для меня фраза «как в книге не 
будет» связана с впечатлением от 
НДТ. В этом театре взгляд на лите-
ратурное произведение со стороны, 
а игра актеров – это эмоции, яркие, 
доходящие до надрыва. Здесь будет 
не как в книге, а  будет по-своему. Так, 
чтобы человек увидел реальность, а в 
персонажах – живых людей. 

Раб                                                 и         Бог
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- Как вы пришли в театр?- Как вы пришли в театр?
- Надо сказать, что театр звучал 

в нашей семье всегда, несмотря на 
то, что у нас нет династии актеров: 
мама – актриса,  и я – тоже актриса. 
Есть легенда о том, что у нас в 
роду был человек, который всё 
своё состояние промотал в театре. 
Видимо, сначала это проявилось в 
маме, и теперь проявляется во мне. 
Меня очень хотели отговорить от 
профессии актрисы. Я поддалась 
этому и стала заниматься журна-
листикой. Поступила на журфак, 
но через год ушла. Я ходила в теа-
тральную студию при университете 
на Галерной. Там все ребята хотели 
поступать на актерское, а многие 
из них уже учились. Я тоже решила 
попробовать и поступила на курс 
Семена Яковлевича Спивака. 

 
- Расскажите, пожалуйста, 

насколько сложно было учиться?
- Когда ты идешь на актерский, 

нужно понимать, что ты меняешь 
весь круг общения. В основном у 
всех рвутся связи: распадаются 
браки, прекращается дружба со 
старыми друзьями. Ну вот пред-
ставь: он  – студент первого курса. 
Утром у него лекции по общеобра-
зовательной программе. Потом, с 
четырех часов дня и до одиннад-
цати вечера,  он занят в мастерской. 
А ночью думает о том, как на следу-
ющий день успеть сделать этюды. 
Человек, поступивший на актер-
ское, днем и ночью занят своей 
новой жизнью, и старая его жизнь 
естественным образом отодви-
гается на задний план. Поначалу 

люди в театральном институте 
казались мне какими-то стран-
ными. Мы были слишком разные: 
кто-то приехал из деревни, кто-то 
городской. Я же была «универси-
тетской» девочкой, которая хотела 
богемной, утонченной жизни. Мне 
было очень странно, что такие 
провинциальные ребята, которые 
постоянно матерятся и глупо шутят, 
учатся со мной на одном курсе. Но 
в процессе творческой работы 
эти «разности» ломаются. Ты вме-
сте со своим курсом становишься 
одним коллективом. Происходят 
влюбленности, ссоры, дружба. 
И уже становится трудно найти 
общий язык с теми людьми, с 
которыми ты общался раньше. 
Они уже тебя не понимают,  и 
ты не понимаешь их, потому что 
слишком поглощен новой жиз-
нью. Курс становится семьей.

- По какому принципу педа-
гоги  набирают ребят на курс? 
Существует ли понятие типажа у 
актеров?

- Конечно, у каждого актера 
есть типаж. Узнать его очень важно 
и, главное – начать с ним работать. 
Когда я выпустилась из института, 
мой типаж: юная чистая невинная 
девушка, немножко деревенская, 
немножко простая. У меня были 
некоторые проблемы, потому что 
внешне я простая девушка из 
деревни: округлое лицо, много 
веснушек. А внутренне – «петер-
бурженка из интеллигенции». 
Получалось так, что внешне я не 
дотягивала до утонченной город-
ской леди, а до деревенской вну-
тренне не хватало простоты. Все 
же мастер тянул меня в «деревен-

скость». И в общем-то это стало 
у меня хорошо получаться. И в 
Молодежном театре на Фонтанке 
я играла роли таких простых, наи-
вных и романтичных девушек. Но 
в моей жизни произошли резкие 
перемены: меня пригласили в МДТ. 
Главный режиссер, Лев Абрамович 
Додин, стал предлагать мне совер-
шенно другой репертуар. Я стала 
играть в основном антагонистов. 
Первое, что я репетировала в МДТ 
–  роль вульгарной официантки. 
Роль небольшая, но я просто не 
понимала, как себя вести. Я при-
выкла у  Спивака играть милых 
девочек. А таких красок, каких 
требовал от меня Додин, я даже и 
не знала в себе. Сначала мне было 
сложно, но в какой-то момент я 
поняла, что это и есть актерская 
работа – способность быть не тем, 
кем ты привык быть. 

- Расскажите подробнее о вза-
имоотношениях актера и режис-
сёра. Часто ли бывает так, что 
ваш взгляд на роль расходится с 
режиссерским?

- Вообще,  профессия актера 
очень зависимая. И эта зависи-
мость во многом проявляется во 
взаимоотношениях с режиссером. 
Я очень часто бываю не согласна 
с их трактовками. Но у меня такая 
позиция: пока я не выполню то, 
что мне сказал режиссер, я не буду 
развивать в себе отрицание. Сдав-
шись и поддавшись его видению, 
я глубже смогу понять режиссера, 
а главное, смогу понять, почему 
я не согласна с его трактовкой. 
У меня было несколько ролей, 
которые я поверхностно воспри-
нимала, например, сейчас я играю 

Наташу в «Трех сестрах». Для меня  
было открытие, что я могу играть 
ее. Когда я только пришла в театр, 
в этом спектакле я играла Ирину. 
Мне казалось, что это моя роль: я 
тоже, как и Ирина, хочу в Москву, 
тоже хочу найти любовь, но никого 
не могу полюбить. Когда мне ска-
зали играть Наташу, я подумала, что 
эта героиня совсем не про меня. 
Она постоянно носится со своими 
детьми: у меня детей нет. Всё, что 
она хочет – заполучить себе дом. 
Она казалась мне алчной, злой и 
очень приземленной. У меня было 
сопротивление, но, когда я начала 
репетировать эту роль, поняла, что 
у меня много общего с этой геро-
иней. Я стала понимать ее и даже 
оправдывать. Отношения актера и 
режиссера – довольно сложный, 
но интересный процесс. Все как 
в обычной жизни: ты выбираешь 
человека, хотя можешь быть с ним 
не согласен в некоторых вопро-
сах. Но для того, чтобы оставаться 
с ним в контакте, ты стараешься 
понять и принять его точку зрения. 
В итоге получается так, что актер 
пропускает творческое видение 
режиссера через себя и таким 
образом оставляет свой вклад 
в спектакле. Та же Наташа стала 
«моей». Я переработала ее и наде-
лила своими качествами. 

- Насколько это тяжело, когда 
приходится отдавать роль в 
«чужие руки»? 

- У меня были разные ситуа-
ции в театре. Был момент, когда я 
репетировала Грушеньку в «Кара-
мазовых», в спектакле Льва Абра-
мовича. Мне пришлось отдать эту 
роль. После этого хотелось уйти 

и все бросить. Это очень тяжело, 
потому что во время репетиций 
актер отдает не только свое время, 
но и душу. Бывало и наоборот – что 
я забирала у кого-то роль. У меня 
была лучшая подруга, и так случи-
лось, что я забрала у нее роль. Мы, 
конечно, продолжили общаться с 
ней, но как будто бы между нами 
что-то разрушилось. Я люблю 
людей своей профессии, потому 
что мы все очень близки по духу, 
но тем не менее во взаимоотноше-
ниях актеров очень много подво-
дных камней. Из-за конкуренции 
легко застрять в разрушительных 
чувствах: обидах и переживаниях. 
Ждать, терпеть, работать с зави-
стью, проживать невостребован-
ность – вот что самое трудное 
для меня в работе в театре.

- За что вы любите 
театр, если здесь так много 
«подводных камней»?

- Театр я люблю за 
то, что он помогает 
справляться со 
своей жизнью, ты 
на глазах у других 
людей проигрыва-
ешь чужие судьбы. 
Выходя на сцену, 
ты понимаешь, что 
существует нечто 
шире, больше, чем 
твои собственные 
переживания и 
проблемы. Театр – 
это выход из быто-
вого состояния 
в другую реаль-
ность. Для меня это 
очень важно. Сами 
моменты на сцене 

приносят очень много эмоций. Я 
даже не знаю, как жить в обыч-
ной жизни, не получая этого. На 
сцене ты царь и бог, несмотря на 
то, что в жизни ты раб режиссера 
и обстоятельств. Многие люди не 
понимают, зачем вообще нужно 
выходить на сцену. Но есть стран-
ные люди, которым почему-то это 
надо. Почему-то им необходимо, 
чтобы  смотрели, как они плачут, 
любят, переживают. Наверное, это 
немножко ненормальные люди. 
Момент на сцене – это свобода 
чувств. В этом, мне кажется, и 
заключается актерское счастье.

Арина ПОДВАЛЬНАЯ
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Профессия актера – это не только шум аплодисментов, восторженные голоса зрителей и летящие на сцену букеты цветов. За кулисами актер вынужден доказывать, что он 
талантлив. Ждать, пока его заметят, ждать, пока выберут и дадут возможность проявить себя. О труде и о судьбе актера я поговорила с актрисой Малого драматического театра 
и выпускницей пресс-центра «Поколение» –  Надеждой Некрасовой.


