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Введение

Обогащение образовательной системы посредством внедрения в нее новых культурных программ – одна из важных задач современности.  Искусство театра играет в этом плане существенную роль. Театральные фестивали сплачивают людей, обогащают их художественные представления, способствуют организации  культурного досуга. В магистерском исследовании раскрывается педагогический аспект театрального фестиваля  как явления образовательно-культурологического. Образовательный процесс реализуется в фестивальном движении как  целостная система, обладающая собственной базовой ценностью.
Само понятие фестиваль происходит от латинского слова «festivus», что означает «праздник», «празднество» и предполагает особый эмоциональный подъём, раскрепощение. Фестиваль  - это и опыт взаимодействия различных театральных структур, и площадка общения  для профессионалов и публики.    Фестивали  расширяют границы познания искусства, сближают актеров со зрителем. Театральные фестивали укрепляют авторитет Санкт-Петербурга как театральной столицы. 
Активное участие в театральных фестивалях способствует развитию таких способностей  личности как эмпатия, то есть вживание в интеллектуальный и чувственно-образный мир другого человека (в данном случае героя пьесы). В театре задействованы также метод смыслового видения, предполагающий концентрацию восприятия на интеллектуальной сущности воспринимаемого и метод символического видения, предполагающий погружение в глубинный образ пьесы. Фестиваль стимулирует также потребность зрителя к сравнению, как фактору оценочной деятельности. Участие в дискуссиях позволяет в отдельных случаях успешно реализовывать  также «метод мозгового штурма» (А.С. Осборн).  Комплексное использование всех названных способов познания, активизирует когнитивно-конструирующую составляющую обучения. 

В настоящее время в СПб проходит более сорока  театральных фестивалей различной направленности. Особенно эффективны в плане педагогическом детские и юношеские фестивали, которые находятся сегодня в поиске путей взаимодействия с системой образования. Внедрению новых образовательных методик способствуют также театры-лаборатории, где организуются дискуссии, мастер-классы, читки новых пьес. Разработка проекта фестиваля документального театра в Санкт-Петербурге органично вписывается в контекст инновационных культурно-образовательных программ города. Все названные моменты и определяют актуальность темы настоящего магистерского исследования.

Практическая значимость работы выражается в создании проекта фестиваля документального театра «КОД ВРЕМНИ». Практическая значимость работы выражается в создании проекта фестиваля документального театра «КОД ВРЕМЕНИ».

Объектом исследования  - театрально-фестивальное движение Санкт-Петербурга.

Предмет исследования – театральный фестиваль как художественный и образовательный феномен (исследовательский и проектировочный контекст)

Цель исследования – выявление образовательного потенциала театрального фестиваля, в частности – фестиваля документального  театра.
В соответствии с поставленной целью был определен к решению ряд конкретных задач:

1. Рассмотреть эволюцию исторического становления театрального фестиваля как многожанрового явления;

2. Определить структуру современного фестивального движения, его проблемы и перспективы;

3. На основе анализа высказываний современных театральных деятелей определить образовательную составляющую фестиваля как культурного явления современности;

4. Определить, чем именно интересен фестиваль документального театра, что  дает он зрителям, участникам, городу в целом;

5. Создать видео фильм по результатам проведенных интервью;

6. Обозначить  пути и методы организации  фестиваля документального театра «КОД ВРЕМЕНИ» (сроки и площадки его проведения), разработать программу фестиваля, осуществить отбор репертуара.

В качестве гипотезы данного исследования выдвинуты следующие предположения:

1. Театральный фестиваль как многожанровое явление органично вписывается в  образовательный контекст современности;

2. Детский и юношеский фестиваль находится в процессе поиска контактов с системой образования.

3. Фестиваль документального театра как активная форма взаимодействия участников и зрителей расширяет образовательную составляющую культурного процесса на современном уровне.

Теоретическая база исследования разделяется на две группы. Первая объединяет труды выдающихся театральных деятелей, культурологов и социологов (М. Бахтина, Е. Вахтангова, Л. Додина, В. Дмитриевского, Е. Евреинова, Д. Лихачева,  Ю. Лотмана, В. Мейерхольда, К. Станиславского, А. Таирова, Г. Товстоногова,  В. Хренова, А. Эткинда и др.),  специалистов в области педагогики и психологии (Т. Галактионовой, М. Гриневой, Е. Казаковой, В. Михеева, Р. Солсо, Б. Столярова, Л. Фридмана и др.), материалы интернет-форумов и др.
Второй блок источников диссертации составляют материалы интервью, проведенных с организаторами и участниками фестивалей – актерами, режиссерами, директорами театров, преподавателями театральных вузов.

Методологическая основа исследования базируется на комплексной основе, в которой сочетаются историко-стилевой, сравнительно-аналитический методы, а также метод анкетирования. В процессе обобщения результатов проведенного исследования были получены следующие основные положения, выносимые на защиту:
1. Фестиваль как культурно-образовательное явление претерпел в процессе становлению существенную эволюцию обусловленную как социальными изменениями, так и эволюцией театра от массового зрелища к карнавально-маскарадному искусству и далее – к актерскому и режиссерскому театру. В современности театр – явление многожанровое, что и отражает фестиваль как феномен.

2. Театральный фестиваль расширяет границы познания зрителя, способствует преодолению укоренившихся стереотипов восприятия (прежде всего произведений классиков), стимулирует оценочную составляющую мышления, побуждает к самостоятельности суждений.

3. Театрально-фестивальное движение Санкт-Петербурга можно объединить по направлениям:
1. Масштабные международные фестивали  -  «Золотая маска», «Золотой софит», «Балтийский дом», «Александринский», «Встречи в России», «Театральный остров». «Балканское театральное пространство» Международный фестиваль световых и синтетических театров «Светотень» и др.

2. Специализированные фестивали - фестиваль им. Володина «Пять вечеров», фестиваль моноспектаклей «Монокль». «БТК-фестиваль: Театр актуальных кукол»,  Фестиваль кукольных и синтетических театров, фестиваль «Антреприза» и др.

3. Детские и юношеские фестивали - «Арлекин», «Радуга», Международный Брянцевский фестиваль детских театральных коллективов, Открытый фестиваль детский театральных коллективов «Малая сцена», Театры Санкт-Петербурга – детям, «Театральный калейдоскоп», «За кулисами Петербурга», «Сны, где сказка живет», «Вешалка», «Театр глазами детей»  и др.
4. По данным опросов экспертов среди множества проводимых в СПб фестивалей наибольшей эффективностью в образовательном и воспитательном плане обладают детские и юношеские фестивали («Радуга». «Арлекин» и др.), фестивали-лаборатории (Балтийский дом, «Александринский театр» и др.), фестивали классиков русской и советской драматургии («Володинский фестиваль»), фестивали современной драматургии. 

5. Документальный театр как перспективное явление  искусства  расширяет образовательные возможности театра, активно включает зрителя в творческий процесс, приглашает его к сотворчеству.

6. Фестиваль «КОД ВРЕМЕНИ», будучи  новаторским явлением в жизни города, повышает престиж СПб как театральной столицы.
Степень научной разработанности проблемы. Роль театрального фестиваля как важного фактора образования и воспитания личности в разные эпохи, включая современность, все еще недостаточно изучена. Обзор литературы по теме показывает, что театральный фестиваль как образовательный  феномен лишь частично освещен в культурологических,  театроведческих и педагогических  исследованиях. 

Библиографию диссертации составили труды по истории театра, психологии творчества, философии, эстетике, культурологи. общей и социальной психологии. Немаловажную роль играет изучение трудов в области педагогики и психологии Т. Галактионовой, Т. Гриневой, Е. Казаковой, В. Михеева, Р. Солсо, Б. Столярова, Л. Фридмана и др., материалы интернет-форумов и др., а также трудов по социологии театра - А. Андреева, Г. Дадамяна, В. Дмитриевского, Е. Дукова, B. Жидкова, Е. Левшиной, А. Рубинштейна, К. Соколова и др.
В контексте исследования используются также труды режиссеров, актеров, исследователей театрального и других областей искусства, культурологов, которые затрагивают в том или ином аспекте разрабатываемую в диссертации тему. Среди них: К. Станиславский, В. Мейерхольд, Е. Евреинов, А. Эфрос, Ю. Лотман, Д. Лихачев, М. Бахтин, А. Таиров, Г. Товстоногов, Н. Акимов, В. Гаевский, Е. Лебедев, Д. Шварц и многие другие.
Актуальные в наши дни вопросы маркетинга  в сфере культуры в условиях рыночных отношений рассмотрены в работах Г. Тульчинского «Маркетинг в сфере культуры» и «Менеджмент в сфере культуры». Социологический анализ  зрительской аудитории рассмотрен в трудах В. Гордина и Е. Пучковой «Маркетинг в сфере театрального искусства». В магистерском исследовании использовались периодические издания: («Культура», «Культура и образование»,  «Театр», «Театральная жизнь», «Афиша», «Сцена», «Вестник театра», «Галерка», «Жизнь искусства», а также интернет-ресурсы.
Важный блок источников диссертации составляют материалы интервью, проведенных автором настоящего исследования с организаторами и участниками фестивалей – актерами, режиссерами, директорами театров, преподавателями театральных вузов.

Новизна исследования определяется тем, что в нем впервые:

 – театральный фестиваль как феномен становится объектом рассмотрения с точки зрения его значимости в педагогическом процессе;

– выявляются  позитивные  и проблемные факторы бытования театрального фестиваля как современного культурно-образовательного явления;

 – в контекст исследования театрального фестиваля вводятся такой специфический объект как документальный театр; 

– предлагается план-проект проведения фестиваля документального театра в условиях Санкт-Петербурга.

Диссертация состоит из введения, трех глав, заключения, списка  литературы (108 наименований) и  приложения (видеофильм). В первой главе  дается широкая панорама фестивального движения в историческом ракурсе, что позволяет показать эволюцию образовательная составляющей в театральном искусстве различных эпох. Вторая глава диссертации «Прекрасный и яростный мир театрального фестиваля глазами его участников и создателей» основана на материалах интервью с театральными деятелями. В третьей главе представлен бизнес-проект фестивали документального театра «КОД ВРЕМЕНИ».

ГЛАВА ПЕРВАЯ. Фестиваль как художественный и образовательный феномен в процессе  исторической  эволюции.

1.1 Театральный фестиваль как целостная система.

Театральный фестиваль –  явление не только зрелищное, но также образовательно-культурологическое и социальное – призвано выполнять просветительскую, воспитательную, эстетическую и психологическую миссию. Образовательный процесс реализуется в области фестивального движения как  целостная система, обладающая собственной базовой ценностью. В зависимости от исторической эпохи  преобразуются и педагогические задачи реализуемые в рамках фестивального движения.     

Искусство бытует   сегодня в  новой, медийной реальности, экспансия которой диктует свои психологические запросы и пристрастия. На смену долго процветавшему в России «литературоцентризму» пришел «зрелищецентризм»
, коренным образом изменивший закономерности восприятия в различных сферах. Театр, относящийся к зрелищному ряду искусств, несет большую ответственность в плане формирования критериев зрительского восприятия. «Театр поучает так, как этого не сделать толстой книге», – полагал Вольтер. 

«Постоянно нарастает поток информации, способствуя подмене размышления поглощением, собственное мнение все чаще замещается общепринятым, – замечает Д. Донова. – … Шквал ярких красок и звуков привел к возникновению феномена «клипового сознания», удовлетворение которому приносит скорость смены впечатлений, а не глубина содержания»
.

Отмеченная выше тотальная трансформация системы ценностей,  в общественном сознании должна регулироваться образовательной и  культурно-эстетической системой общества.  «Театр живет не блеском огней, роскошью декораций и костюмов, эффектными мизансценами, а идеями драматурга. Изъян в идее пьесы нельзя ничем закрыть. Никакая театральная мишура не поможет, - подчеркивал К. Станиславский. – Если бы смысл театра был только в развлекательном зрелище, быть может, и не стоило бы класть в него столько труда. Но театр есть искусство отражать жизнь»
. .
В разные эпохи подъемы и кризисы, характерные для всех видов искусства проявлялись в области театра особенно ярко и наглядно. На мероприятиях фестивального типа театральное искусство выносится на широкий  с у д  общества. Вопрос тот разработан в трудах В. Дмитриевского, который подчеркивает: «Историческая трансформация культуры, в которой искусство и, в частности, театр развивается как самостоятельная подсистема культуры, позволяют рассматривать театр…в динамике всей социокультурной системы»
.
 Актуальность театральной жизни для современной культуры чрезвычайно высока, в виду большого объема и разноплановости зрелищных услуг. Социально-психологическая ориентация зрителя во многом определяет ее позиционирование. А. Меньшиков в исследовании «Фестиваль как социокультурный феномен современного театрального процесса»  предлагает выделить четыре сегмента групп зрителей: «социально-активные», «апатичные», «театралы», «пассивные домоседы».

Образовательный процесс, как известно, по своему наполнению не идентичен процессу педагогическому, хотя и смыкается с ним, вбирает его в себя. Образовательный процесс осуществляет единство обучения и воспитания, что мы можем наблюдать на материале такого явления как театральный фестиваль. Используя классификацию, разработанную Т. Шамовой, можно сказать, что театральный фестиваль как образовательное  явление осуществляет:

1. Передачу информации от поколения к поколению.

2. Распространение культурных ценностей.

3. Генерирование и хранение культуры.

4. Социализацию личности посредством воздействия искусства.

5. Выявление определенного статуса личности

6. Выявление и дифференциацию культурных ориентации общества
.

Образовательная функция театрального фестиваля реализуется в двух направлениях – прагматическом и культурно-гуманистическом.

1. В плане прагматическом театральный фестиваль – это форма, реализующая потребности людей в проведении досуга. Само понятие досуга как социально-эстетической категории изменчиво в плане историческом, что можно наблюдать и в искусстве театра, которое реализуется в различных формах. 

2. В плане культурно-гуманистическом театральный фестиваль осуществляет духовное формирование личности, способствует ее сознательному ориентированному в художественном пространстве эпохи, способствует постижению как процесса эстетического воздействия искусства, так и осознанию результатов этого воздействия. В этом и заключается значимость образовательного аспекта фестиваля.

Образовательный
 процесс в рамках театральной культуры осуществляется посредством взаимовлияния артистов и аудитории. Анализ процесса взаимодействия обеих названных сторон чрезвычайно важен для понимания целостного культурологического процесса развития общества. Для того, чтобы разобраться в таком неоднозначном явлении, каким предстает фестиваль в современности, необходимо проследить основные вехи формирования театрального искусства в плане образовательном и те мотивы. которые предопределили зарождение фестиваля как культурно-образовательного феномена. 
В связи с этим, представляется важным рассмотреть педагогическую направленность бытования театрального искусства в целом и фестиваля как одной из форм его проявления в ретроспективной динамике. Основополагающим моментом исследования является содержательный контекст фестивалей,  многообразные формы их проведения и целевая направленность адресата
1.2 История возникновения и эволюции театрального фестиваля в общекультурном контексте.                                                  

«Театр – это праздник», - отмечал Е. Вахтангов. «Фестиваль - широкая общественная праздничная встреча, сопровождающаяся смотром достижений каких-нибудь видов искусства»
,  - говорится в Толковом словаре русского языка.  Истоки зарождения массовых театрализованных и музыкальных празднеств уходят своими корнями в глубокую древность. Среди них выделяются фестивали, маскарады, карнавалы, шествия и др. На Древнем Востоке и в античности подобные празднества являлись синкретичными, то есть слово, движение, музыка, сливались в них воедино. Участники и зрители  также взаимодополняли и взаимозаменяли друг друга.
В Индии, Египте, Китае, Японии широко были распространены мистически окрашенные массовые действа –  мистерии, предполагающие выход в иные измерения бытия. В них были активно задействованы слово, жест, заклинания, музыка, что имело огромную энергетическую силу и нередко приводило к оргиастическому результату. Подобные оргии образно описаны, к примеру, в повести А. Куприна «Суламифь».
Впоследствии идея мистерии получила широкое распространение уже в искусстве начала ХХ столетия, в частности, в творчестве русского композитора А. Скрябина, который, ориентируясь на восточные идеи, стремился посредством создания «Мистерии» изменить природу человека. Композитор задумал «Мистерию» «…для оркестра, света и хора в 7000 голосов, которая предполагалась к исполнению на берегу Ганга, призванная объединить всё человечество, воспитать в людях чувство великого братства (как известно, подобные же надежды связывал со своей 9-й симфонией другой великий романтик, Л. Бетховен)
.  

Храм,  где должна была состояться Мистерия, задумывался композитором как гигантский алтарь, возвышающийся над Землей. Так он своеобразно воплотил русскую идею соборности, оказавшую огромное влияние на  художников-символистов. Задуманный поэтом серебряного века  Вяч. Ивановым «Театр мистерий» по идее своей мало чем отличался от скрябинского.  Зрителя как такового в Мистерии быть не предусматривалось -  все  в гигантском порыве становились ее участниками
.  Эти утопические по сути своей идеи, предопределенные пафосом изменения духовной природы людей,  так и не были реализованы.
Античная культура развивалась в области театрального искусства под светлым, радостным, жизнеутверждающим эмоциональным знаком. Греки высоко ценили воспитательную, образовательную роль театрального искусства и называли театр «школой для взрослых». Государство всячески поддерживало и приветствовало посещение театров. Походы на театральные представления были делом общесемейным, что укрепляло семейные узы и выполняло важную роль в воспитании и образовании детей и юношества. Сама культура Древней Греции, в том числе и театральная была направлена на  достижение взаимопонимания равных свободных людей. Культ красоты и нравственности  распространялся на все виды деятельности, и в первую очередь на  театр, ораторское искусство и спортивные состязания, которые также носили театрализованный характер.  

Все театрализованные массовые мероприятия проходили в Греции под открытым небом на фоне замечательных природных ландшафтов – гор, холмов, морской дали. Благодаря этому зрителями могли стать одновременно тысячи, порой десятки тысяч граждан. Актеры – на начальном этапе развития греческого театра только мужчины – выступали в рельефных, броских, ярко раскрашенных масках, каждая из которых несла определенную эмоциональную окраску – радость, горе, страдание, гнев, отвращение, смех и др.
Одним из определяющих моментов была выразительная сценическая речь, отчетливая артикуляция текста. Ораторское искусство – одна из важнейших составляющих культуры страны, культуры эпохи –  в Греции развивалось не изолированно, а совместно с образовательным  процессом и с искусством представления, то есть с театром.

Логосфера
 (логос по-гречески – слово, сфера – шар, область) – вся огромная область человеческого познания и общения. Каждый свободный гражданин Греции – aner politicos – благодаря убедительно произнесенной речи реально мог повлиять на судьбоносные решения, принимаемые на общем собрании. Греки абсолютизировали слово, почитая его владыкой всего сущего. Весьма почитаема была у них Пейто – богиня убеждения. «Поделиться мыслью – значит умножить ее силу», - говорили эллины. «Беспокойный V век до н. э. выдвинул свободного человека как сгусток энергии и самостоятельности…отсюда та невероятная страсть к слову и преклонение перед его силой, которой отличались греки»
, - отмечает А. Лосев.

«Слова всегда были для меня глубоким, страстным, завораживающе-мудрым и талантливым делом. Как мало людей, которые любят и умеют талантливо говорить! И как я искал, как я любил, как я боготворил этих людей! Боже мой, что это за чудный дар — уметь говорить и уметь слушать, когда говорят! - подчеркивает ученый"
.

Основная  категория, действующая в убедительной нравственной речи, и прежде всего, разумеется,  в  речи Учителя – гармония. Гармония понималась греками и понимается поныне прежде всего как порядок,  упорядоченность (вспомним об этическом значении словосочетания «порядочный человек»). Выбор той или иной риторической модели, имеющей вполне определенную цель, приемы и средства воздействия  всегда имели и поныне имеют своей основой начало нравственное. 

Нравственность определяет не только облик речи оратора, но и его отношение к людям – либо как к объектам ораторского насилия или как к равноправным собеседникам. Порядок – космос – противостоит хаосу – беспорядку, или, как говорил Сократ, «бесчинству» в речи и в общении. В этом плане нам есть, чему поучиться у греческих ораторов и актеров.  Проблема общения  актуальна для нас сегодня не меньше, чем во времена Сократа и софистов. И театральное искусство во все времена задавало и  задает в этом плане нравственный тон, то есть воспитывает, образовывает, формирует.

Древняя Греция знала также шумные, веселые, нередко переходящие в безудержную вакханалию,  театрально-музыкальные праздники в честь бога вина Диониса. Они именовались дионисиями и сопровождались маскарадными театрализованными шествиями (комос) с пением, музыкой, плясками. Впереди украшенного цветущими ветками и красочными полотнами двигался  потешный корабль «carrus navalis» -. «морская колесница».  

Великие Дионисии были любимы всеми жителями Греции, так как ассоциировались у людей с солнечным светом, цветением весны, со свободой, раскрепощением души, с добротой, радостью. Так достигалась главная  воспитательная цель –  всеобщее участие в  театрализованном веселье.  Начиная с V до н.э. в Греции  стали проходить своеобразные театральные фестивали – состязания трагических и комических поэтов, победители которых награждались лавровым венком. 
В целом. подобный подход к искусству представления имел огромное воспитательное и. если воспользоваться современной терминологией, образовательное значение, так как формировал, «образовывал» жизненное кредо человека. «Древняя Греция, как никакая из стран минувших времен, сумела на деле осуществить  принцип воспитания натуры в высшей степени совершенной
. 
Находки древнегреческого театра нашли новое воплощение в театральном искусстве режиссеров-новаторов ХХ столетия. Так, режиссер-новатор ХХ столетия А. Таиров, которого называли «рыцарем поэтического театра» утверждал посредством театра некие вечные законы бытия. Он расширял пределы  сценического пространства, обращался к крупным формам мистерии — трагедии и арлекинаде. «Кубы и пирамиды, система наклонных площадок, по которым двигались актеры, создавали некий образ античной Греции. Эти пирамиды возбуждали ассоциации, они становились метафорой кипарисов, неким подобием гор, воспринимаясь не просто как оголенные сценические площадки, а создавая определенный сценический образ, сценическую метафору, погружали в атмосферу Эллады»
. 

Небезынтересно, между тем, отметить, что мысль  о необходимости  уничтожения рампы -  разделительной полосы между сценой и зрителем – является одной из доминирующих установок современного  театра. Это ярко проявлено в ряде новаторских театральных форм, в том числе в театре документальном. Глубокий знаток искусства театра и кино Ю. Лотман отмечал: «Двуплановость восприятия художественного произведения приводит к тому, что чем выше сходство, непосредственная похожесть искусства и жизни, тем, одновременно, обостреннее должно быть у зрителя чувство условности. Почти забывая, что перед ним произведение искусства, зритель и читатель никогда не должны забывать этого совсем»
.
Театральные представления в Римской культуре имели уже не столько этически-воспитательный, сколько празднично-развлекательный смысл. В Римском театре превыше всего ценился профессионализм. Театр для римлянина, в отличие от грека,  был не «школой», а развлечением,  способом приятного беспечного времяпрепровождения. В  эпоху империи, особенно в императорском Риме веселые праздники преобразились в многодневные оргии, которые сопровождались как театрализованными, музыкальными представлениями, так и конкурсами кифаредов, гладиаторскими боями. С течением времени представления эти становились все более сопряженными с элементами жестокости, насилия, извращений.
 В императорскую эпоху римский театр полностью утратил свою образовательную функцию  и практически не оказывал облагораживающего влияния на воспитание личности, скорее напротив, развращал их. Победители награждались исключительно щедро – порой в качестве гонорара отдавались целые города. Во времена Нерона стали исключительно высоко ценить виртуозность исполнения (от слова виртус – доблесть), нравственное начало было полностью утрачено. 

Так проявился еще в античные времена мощный  кризис театра как фактора образовательного - сплачивающего, организующего.      В разные эпохи подобные кризисные периоды, характерные для всех видов искусства, проявлялись в области театра особенно ярко и наглядно. Здесь искусство выносится на своеобразный суд общества. 

Театрализованных массовые зрелища средневековья проходили поначалу под знаком языческих верований. Театрализованное игровое действо становилось неотъемлемой частью любого массового мероприятия. Игра всегда захватывает тем, что предполагает некое «инобытие». Участники средневековых празднеств должны были соблюдать некий особый вид поведения, то есть делать вид, что принимают происходящее всерьез и не нарушать благодаря этому игрового процесса. 

Итальянский исследователь А. Банфи в статье «Природа зрелища» выдвигает два характеристических признака средневекового театрализованного зрелища - действенность и коллективность. Он разделяет многообразие зрелищных явлений на три основных типа. Во-первых, это зрелища «социальные сами по себе», к которым Банфи относит празднества, уличные события - все те явления, в которых нет ролевого разделения на актеров и зрителей; во-вторых, лишь обособленные зрелищные явления, имеющие своих исполнителей и зрителей, но с явно выраженным участием зрителей в представлении - обряды, ритуалы, церемонии; и, наконец, в-третьих, зрелище как самостоятельное явление, имеющее художественно организованную форму - театр в самом широком смысле»
.

Среди различных видов театрализованных представлений выделялись мистерии – массовое площадное самодеятельное искусство.  Кульминацией развития мистерий стали XV – XVI века – время,  когда стремительно развивались и укрупнялись средневековые города. По улицам передвигались, привлекая всеобщее внимание, театрализованные процессии в важных общественных событий. В центре мистерий лежала религиозная тематика, окрашенная зачастую в мирские тона. В мистериях нередко делались вставки, именуемые «фарсами».

 Немалую популярность обрело в средние века искусство мейстерзингеров и жонглеров. Они выступали на улицах, на площадях городов, будучи постоянно преследуемы церковью. «Среди них были акробаты, дрессировщики диких зверей, карлики, уродцы»
. Веселье царило на импровизированных театральных подмостках, которые создавались стихийно. Так накапливался бесценный актерский опыт, утверждались традиции театрального декорирования. В недрах смеховой культуры развивался  и укреплялся кукольный театр, в недрах которого  складывались оригинальные типажи, в том числе жизнерадостный Панчо – брат русского Петрушки,     

Нельзя не отметить, что именно в эту эпоху фактор образования переживает мощный скачок. На смену монастырским школам приходит светская система образования, исподволь растет и укрепляется система университетов, базой для создания которых послужили города.
1.3 Карнавалы и маскарады как  театрализованные виды массовых празднеств.

В средневековой Европе утвердился новый театрализованный зрелищный вид массового празднества – карнавал, который можно считать предтечей театрального фестиваля. Важную роль в осмыслении карнавала как культурного явления сыграл выход в свет работ М. Бахтина «Франсуа Рабле и народная культура средневековья и Ренессанса»  и «Проблемы поэтики Достоевского».

Бахтин в своих исследованиях формулирует понятие «карнавальная культура», которая включает всю систему обрядово-зрелищных театрализованных форм и жанров фамильярно-площадной речи, то есть всю совокупность народно-праздничной жизни. «Гротескные образы с их существенным отношением к временной смене и с их амбивалентностью становятся основным средством художественно-идеологического выражения того могучего чувства истории и исторической смены, которое с исключительной силою пробудилось в эпоху Возрождения"
. 
Декоративные костюмы, маски, бутафорские элементы убранства, - все элементы карнавально-зрелищной театрализации помогали «переворачивать» жизнь. В средние века существовало много праздников: карнавалы (весенние и осенние), маскарады, праздник дураков, праздник осла, выбор короля обжор, празднование борьбы Масленицы и Поста. Образы этих народных гуляний нарочито гротескны: сатира и пародия - основной художественный приём бродячих актеров и странствующих школяров.

Широкое распространение, в том числе и в традициях Российской  национальной традиции, обрели маскарады - особый тип празднеств, генетически связанный с народной карнавальной, в частности, смеховой культурой. Они скрашивали нелёгкую жизнь людей, давали им передышку, возможность на время отвлечься от суровой реальности жестокого мира с его изнурительным трудом, опустошительными эпидемиями и войнами, 

С огромной силой представлено искусство бродячих актеров на Руси, инобытие как имманентное  качество древнерусской культуры в кинокартине А. Тарковского «Страсти по Андрею». Там, в частности, показана оргиастическое празднование дня Ивана Купалы, которое соответствовало языческой традиции и было активно преследуемо православной церковью. 
Веселые театрализованные празднества с переодеваниями были завезены в Россию из Европы Петром Первым. Подобные театрализованные массовые зрелища получили наименование  «Петровские потехи»  (парадные въезды-шествия, уличные маскарады, пародийные обряды, иллюминации и т.п.).  Новшества эти было восторженно  принято народом, любившим все, что позволяло выйти за рамки обыденного. Переодеваясь в одежду странную, непривычную, человек как бы преступал черту. Он    ощущал себя не узнанным и потому свободным и счастливым. В дальнейшем Петр с целью развлечь народ неоднократно устраивал шутовские карнавалы,  карнавалы - маскарады в честь военных побед России. Так, после заключения Ништадского мира через всю Москву проехал шутовской поезд из декорированных под галеры и парусники конных экипажей.
Будучи противником доминирования в России церковной власти, Петр отменил литургические драмы и явился основоположником светского образования. Выступая против устоев патриархального быта, он настаивал на  "европейское обхождении", следования нормам европейского этикета и пр. В тех случаях, когда люди не хотели починяться нововведениям, он вводил их насильно. По представлениям Петра назначение маскарада не  должно было ограничиваться развлекательностью. Главной задачей он полагал удержание людей в повиновении. В связи с этим Петр считал первостепенной задачей создание общедоступного театра, что требовало целого ряда нововведений.

Театр времен царя Алексея Михайловича ориентировался на очень ограниченный круг придворных, между тем как петровский театр должен был вести политическую пропаганду в широких слоях городского населения. Петр настаивал на привлечении в Россию актеров, которые владели бы если не русским, то хотя бы одним из близких к русскому славянских языков.  После смерти Петра Великого и его сестры царевны Натальи Алексеевны, страстной любительницы театра, театральное дело в России стало падать, что объясняется равнодушием к нему придворных сфер. В царствование Екатерины I и Петра II: дворцовые спектакли стали весьма редким явлением.

Особое положение среди русских театров занимали Императорские театры, находившиеся в ведении  Двора. Начало Императорским театрам, как и официальному существованию театра в России вообще, было положено 30 августа 1756 года, когда императрица Елизавета Петровна издала указ об учреждении в Санкт-Петербурге Российского театра. Впоследствии в состав придворного театра, кроме русской драматической труппы, вошли балет, камерная и бальная музыка, итальянская опера, французская и немецкая труппы. В царствование Елизаветы Петровны музыкальное и театральное дело переживало бурный расцвет. Никогда до тех пор Петербург не представлял такого изобилия и разнообразия зрелищ.

Русские императрицы любили карнавалы, маскарады, шествия и возвели их в ранг высокого искусства. Роскошные маскарады проводились при Елизавете Петровне. Анна Иоанновна была инициатором оригинальной потехи –  свадьбы шутов-карликов, для проведения которой в Петербурге был построен ледяной дворец. Про это событие на протяжении долгих лет ходило немало интригующих легенд, о чем увлекательно поведал Лажечников в романе «Ледяной дом». Екатерина II не уступала своей предшественнице и устроила неслыханное массовое гуляние с театральными эффектами и музыкой в честь победы России над Турцией.
В ту пору, помимо итальянской оперы, особой востребованностью пользовались комедии. Кроме спектаклей постоянных придворных трупп, при дворе Екатерины II показывали любительские спектакли в Эрмитажном театре с участием представителей высшего общества. В придворных спектаклях нередко принимали участие дети –  пажи, кадеты и воспитанницы учрежденного государыней Новодевичьего (Смольного) монастыря.

Екатерина II сознавала высокое воспитательно-образовательное значение театра, но долгое время продолжал выполнять преимущественно развлекательную функцию. Между балетами, оперой и драматическими спектаклями не установилось еще кардинальных различий.  Разделение на драматическую и музыкальную группы произошло лишь в начале XIX века  при Александре Первом. 

1.4. Становление русского театрального искусства ХIX -ХХI столетий.
В XIX веке приветствовалась деятельность иностранных гастролеров, многие из которых принимали российское подданство. На  длительный период в стране установился приоритет западно-европейского (преимущественно французского) театрального искусства. Такое положение в драматическом театре и в балете  продолжалось почти столетие. 

Свойственная французской театральной школе эстетическая красота, отделанность приемов игры, изысканность стиля сыграли свою роль в  формировании русской актерской школы. XIX век стал для России открытием   беспримерного числа поразительных актерских дарований. Достаточно назвать имена Щепкина, Шумского, Мочалова, Садовского и др. Подъему искусства способствовало появление самобытных русских музыкантов. Благодаря их усилиям особенного успеха достигли русская опера и балет. 

Драматическое искусство также переживало небывалый подъем, что было связано с появлением драм А. Пушкина, М. Лермонтова, Н. Гоголя, а также с творчеством таких драматургов «второго ряда» как Хмельницкий, Потехин, Ленский, Тарновский. Тем не менее, наибольшей популярностью у публики длительное время продолжал пользоваться жанр водевиля.  Зрители разных слоев общества искали в театре прежде всего развлечения, отдохновения.

Начиная с XIX века  русский театр в лице нового поколения драматургов постепенно отказывается от приоритета развлекательности и становится выразителем серьезной исторической и социальной тематики. Этот процесс охватывает режиссеров, актеров, театральную публику, которая пополняется различными слоями общества. Трудно переоценить в этом плане творчество   А. Островского – создателя реалистического театра. Спектакли его вызвали небывалый общественный резонанс, на них воспитывалось новое блестящее поколение отечественных актеров. 

Маскарад как  форма развлечения и общения, тем не менее, долгие годы сохранял в светском обществе России свое звучание, что породило немало интриг. Это нашло отражение в бессмертной поэме М. Лермонтова «Маскарад», а также в других литературных произведениях. Загадка костюмированных театрализованных праздников таилась в маске, которая уравнивала всех и порождала анонимность собеседника или партнера по танцу. На маскарадах разрешалось вести себя экстравагантно и совершать поступки, которые в обычное время были бы восприняты как нарушение этикета. Это, увы, послужило основанием не только для радости, но и для роковых подозрений, доводивших до дуэлей и унесших, как известно, немало жизней в те далекие годы.

Идея маски как инобытия в преобразованном контексте обрела оригинальную интерпретацию в культуре ХХ столетия. Так,  М. Бахтин, говоря о мироощущении современного человека, подчеркивает особую, специфическую, порой довлеющую роль в нем  маскарадности, тяготения к мистификациям. Бахтин полагал, что мыслящий, интеллигентный человек нередко стремится в наши дни сокрыться от окружающих, «раствориться в толпе». Обращение к театру, маске, мистификации, игре на уровне подтекста характерно для многих писателей ХХ века -  А. Жида,  А. Камю,  Ж.-П. Сартра, В. Набокова, Г. Гарсиа Маркеса, Э. Хемингуэя, Т. Манна,  Г. Гессе, Ф. Кафки и многих других. Тема эта сохранила свое звучание в творчестве писателей и драматургов наших дней.

Период серебряного века в России знаменовался мощным энергетическим всплеском. Именно в этот период зарождается и стремительно развивается киноискусство, сильнейшим образом повлиявшее и на характер  восприятия театрального зрителя. Достаточно сказать, что в первое десятилетие ХХ века в России вышло более двух тысяч игровых картин.

Своеобразной предтечей современных театрально-музыкальных «фестивалей» можно считать  блестяще организованные С. Дягилевым «Русские сезоны» в Париже,  которые повторялись ежегодно вплоть до начала первой мировой войны. Открытием для Европы стали русский балет (В. Нижинский, А. Павлова, Т. Карсавина), опера (Ф. Шаляпин), русская музыка (М. Мусоргский, А. Скрябин, С. Рахманинов, И. Стравинский), художественно-декоративное искусство (А. Бенуа, М. Добужинский, Е. Лансере).
Судьбоносным событием в области театра стало создание К. Станиславским фундаментальной  теории сценического искусства, которую впоследствии стали именовать «системой Станиславского». В этой системе впервые разработан был метод  интеллектуальной работы актера над образом с целью достижения психологической  правды. Станиславский выделяет три ипостаси актерского мастерства - ремесло, представление и переживание.  Под знаком системы Станиславского в России стала развиваться и утверждаться комплексная система подготовки актера, которая прочно  внедрилась в театральные учебные заведения. Система эта имела также мощный резонанс в мировом театральном искусстве.

Событием для русской театральной жизни стала постановка Станиславским совместно с Немировичем-Данченко чеховской  "Чайки" в 1898 году. Триумфальный успех спектакля положил начало новому направлению в сценическом искусстве, а также в формировании новой зрительской аудитории. Сближение Станиславского с Горьким предопределило доминирование в театре общественно-политической тематики. Симптоматично в этом плане постановка Станиславским в 1902 году пьесы "Мещане", в которой появился новый сценический персонаж – пролетарий. Вслед за "Чайкой" во МХАТЕ были поставлены также  "Дядя Ваня" (1899), (1901) и  "Вишнёвый сад"(1904) 
.       

Новаторский подход Станиславского как создателя режиссерского театра находил отражение на повышенном внимании к ансамблевой игре актеров, что отвечало прежде всего сути чеховской драматургии. История чеховского театрального наследия весьма поучительна в плане художественном и образовательном. Вокруг имени писателя в советский период сложились и поныне сохраняются устойчивые школьные стереотипы. Поразительна была смелость Таирова, который в поздние свои годы нашел неожиданно смелый подход к «Чайке». Пьеса эта весьма  редко и без особого успеха исполнялась на советской сцене. Что касается дореволюционной русской сцены, то на ней она вообще не имела успеха после триумфа ее первого представления в МХТ
.      

В послереволюционный  период российский театр переживает серьезную трансформацию. Это был один из удивительных, интереснейших периодов в жизни театра. Залы заполнила новая зрительская аудитория, в которой смешалось все – и знатоки старой формации, и стремящаяся к утверждению новых жизненных реалий молодежь. Партийная власть устанавливала свои законы управления театром. Подписанный в 1919 году Лениным декрет «Об объединении театрального дела» выводит театр едва ли не на ведущее место в области агитации, образования и воспитания. Театр переходит на гособеспечение, что, разумеется, сыграло существенную позитивную роль.    

Интенсивный поиск новых театральных форм шел в самых различных, порой мало совместимых направлениях. Театральная жизнь послереволюционной России отличается ошеломляющей пестротой. Появляются и порой столь же быстро исчезают рабочие театры-однодневки, большую устойчивость имеют сатирические театры миниатюр, театр  «Живая газета». Представители рабочих профессий активно стремятся к овладению искусством во всех его проявлениях. Следствием этого стало появление ТРАМов – театров рабочей молодежи, театрального рабочего коллектива «Синяя блуза» и др. Руководство страны приветствовало и всемерно поддерживало подобные начинания, служившие средством агитации и отвлекавщие людей от тяжести послереволюционных реалий. 

Репертуар ТРАМов был очень разнородным: отдельные коллективы стремились по мере сил следовать классическим традициям. Репертуар так называемых агитационных театров (преимущественно красноармейской самодеятельности) стремительно  заполнялся   наспех созданными пьесами, насыщенными политической и «производственной» тематикой. Энтузиазм и амбиции руководителей самодеятельных актеров, хористов был исключительно высок,  что и нашло отражение, в частности, в сатирических произведениях М. Булгакова.

В области профессионального театра немалое внимание уделяется  вопросам идейного воспитания и образования подрастающего поколения. В тридцатые годы благодаря активному участию выдающихся  мастеров (А. Брянцева, И. Сац, Ю. Боди, С. Образцова) и при финансовой поддержке государства  были созданы Театр юных зрителей и Детский кукольный театр.  В 1931 году Сергеем Образцовым был создан театр-лаборатория, движущий вперёд развитие кукольного жанра. «Не имея собственной сцены, труппа из двенадцати человек экспериментировала с оригинальными конструкциями кукол, ставя спектакли разных жанров — от народной сказки до агитационного памфлета» 
. Спустя годы Театр кукол имени С. Образцова стал уникальным явлением мировой культуры. На его основе был создан крупнейший музей театральной куклы от античности до наших дней и собрана библиотека об искусстве куклы.
Повышенное внимание уделяют образовательному и воспитательному воздействию театра крупнейшие режиссеры советской России. Так, Е. Вахтангов полагал главной ошибкой школы то, что она берется обучать, в то время как надо воспитывать. В связи с этим он делает акцент на понятии студийности, в которой решающим фактором была актерская импровизация, которая обретает все более заметное значение в наши дни. По убеждению режиссера, «чрезмерная погоня за художественными наслаждениями вредна молодому артисту. Студия — это такое учреждение, которое еще не должно быть театром. Студиец должен хранить чистоту перед богом искусства, не быть циничным в дружбе и строго соблюдать этические нормы. «Студийность, — говорил Вахтангов — это прежде всего дисциплина. Нет дисциплины — нет студии»
.

«Сезон 1921/22 года как бы подводил итог первому революционному пятилетию. Вахтангов показал трагическую мощь в «Гадибуке» и лирическую радость жизни в «Турандот», - писала критика, -   Мейерхольд в «Великодушном рогоносце» освобождал актера и вместе с тем человека от всех ненужных и надоевших красивостей и смело шел к обнажению жизни. Станиславский в своем ярчайшем «Ревизоре» обнаружил фантасмагорического и в то же время вполне реального Хлестакова в лице Михаила Чехова и дерзко рвал преграды между сценой и зрительным залом, заставляя Москвина, опираясь на суфлерскую будку, обращаться со своим монологом «Чему смеетесь?..» при внезапно освещенном зале непосредственно к зрителям»
. 

Режиссера А. Таирова волновала тема современной трагедии: не случайно в поисках «трагической сосредоточенности» вновь и вновь возвращался он к постановке «Грозы» Островского. В пьесе «Любовь под вязами» заложил Таиров основы современной психологической драмы. 

Таиров был инициатором выпуска журнала «Мастерство театра» и газеты «7 дней Камерного театра», что отвечало решению проблеме воспитания  грамотного, образованного зрителя. В основанном Таировым экспериментальном клубе «Эксцентрионе» при Камерном театре происходили творческие вечера, перераставшие в бурные дискуссии. Здесь организовывались  капустники, лекции, касавшиеся конкретных постановок и общеэстетических проблем. Всеми силами стремился Таиров заинтересовать, активизировать зрителей, наладить контакт с молодежью, вовлечь аудиторию в процесс обсуждения постановок, создать вокруг театра круг поклонников и критиков. Таким образом, можно утверждать, что Таиров был первым, кто в советское время создал нечто вроде современного театра-лаборатории образовательно-просветительского толка. Подобные театры-лаборатории прочно утверждаются в условиях современного фестивального движения.
Другой крупный театральный деятель эпохи Евреинов «стремился к переосмыслению сущности театра как формы самопознания человека и как источника радости, продолжал традицию итальянского театра масок (Commedia dell'arte), равно как и театра античности и средневековья»
. Критика усматривала родство Евреинова с футуристами, особенно с Маяковским. Так, А. Эткинд полагает, что «апология театральности, воля к театру, инстинкт преображения мира, отождествление театральности с эротикой ~ таковы основные элементы его концепции»
.  По мнению ученых, горячие споры, возникавшие в этот период в российской культуре, положили начало театроведению как науке.

Судьбоносным этапом для театрального искусства страны стала  реформаторская деятельность В. Мейерхольда. Режиссер разработал концепцию «условного театра», предложил фантастически смелое решение сценического пространства, что явилось, по мнению критики, блистательным ответом театра на вызов кинематографа.  Мейерхольд разработал новаторскую методологию актерского тренажа — биомеханику, в которой нашли своеобразное применение принципы конструктивизма.  Возглавив движение «Театрального Октября», Мейерхольд выдвинул программу полной переоценки эстетических ценностей, политической активизации театра
. 

В праздничности, блеске, сочетании несовместимого – отличие   Мейерхольда от реалистически ориентированного Станиславского. В репертуар мейерхольдовского театра входили: «Мистерия-буфф», «Клоп», «Баня», «Великодушный рогоносец», «Лес», «Горе уму» и др.  В мейерхольдовском «Ревизоре»  угадывалось нечто инфернальное, что вызвало бурные дебаты. Жесткость, сарказм возводятся  в ранг эстетической категории и даже становятся условием выживания театра. «Мейерхольда… как  весь его круг, включая зрелого Маяковского и раннего Шостаковича, отличала жестокость интеллектуальная, жестокость оскорбленной мысли»
, - замечает В. Гаевский.  Зрители с захватывающим интересом (одни с недоумением, другие – с восторгом) приходили на поставленные Мейерхольдом спектакли.
Мейерхольд всячески поддерживал контакт со зрителем, ратовал за свободное обсуждение новых театральных методов. «В свое время знаменитой была дискуссия о методе физических действий, - вспоминает А. Эфрос, - сколько пользы она принесла! Мы создавали целые студии для того, чтобы проверить, что такое метод физических действий и метод действенного анализа. Пусть мы сейчас работаем совсем не так, но те споры и знания как-то вошли в нашу плоть»
. Начиная с  середины 1920-х годов в искусстве Мейерхольда все сильнее  проявляются трагедийные мотивы, спектакли его наполняются горькой сатирой. Метафорическое мышление, склонность к гиперболе и гротеску осложняли взаимоотношения Мейерхольда с властью.     Во второй половине 1930-х годах в прессе началась откровенная травля Мейерхольда: его искусство было названо чуждым народу и враждебным советской действительности. Трагическая гибель Мейерхольда в известном плане поставила точку во многих новаторских театральных поисках. Идея свободного обсуждения театральных новаций в какой бы то ни было форме в  эти годы уже не возникает.
Послевоенный период знаменовался формированием новой театральной эстетики¸ которая давала о себе знать, главным образом, в столичных городах – Москве и Ленинграде. В Ленинграде этот процесс шел более мягко,  эволюционно. Это было в определенной мере связано с деятельностью Г. Товстоногова, с 1949 возглавлявшего театр им. Ленинского комсомола. Уже в эту пору у него сложилась репутация режиссера исключительно серьезно работающего с литературным текстом, что в те времена явилось новацией и имело фундаментальное образовательное значение.
В 1956 году Товстоногов становится художественным руководителем БДТ, где  благодаря его усилиям сформировалась блистательная актерская труппа (Е. Лебедев, К. Лавров, С. Юрский, Н. Тенякова, О. Басилашвили, Т. Доронина, О. Борисов, З. Шарко и др.). Педагогическую, морально-воспитательную роль товстоноговского театра в  самом широком масштабе трудно переоценить Событием в театральной жизни явилась постановка Товстоноговым пьесы «Горе от ума», которую он сумел освободить от укоренившихся  штампов.   Режиссер добился того, что грибоедовский шедевр прозвучал не в привычной школьной трактовке, а так, чтобы всем стало понятен ее острый сатирический подтекст.  «Какая страна! Кем она населена! Какая у нее нелепая история! Везде чиновники одинаково гадки!»
 – восклицал Грибоедов.

Великолепные организаторские способности Товстоногова вывели БДТ в число лучших коллективов России.  В других театрах Ленинграда второй половины ХХ столетия также реализовывались новаторские начинания (режиссеры И. Владимиров, Г. Опорков, Е. Падве, В. Голиков, З. Корогодский, В. Воробьев и др.). Непросто складывалась судьба ряда ленинградских режиссеров следующего поколения – К. Гинкаса, Г. Яновской, Н. Шейко и др. Поскольку ситуация в Ленинграде не позволяла реализовывать многие замыслы и проекты, большинство из них вынуждено было переехать в Москву, где открывались более надежные творческие перспективы.
Не все деятели искусства разделяли эйфорию «оттепели» шестидесятых годов. Для одних надежды обернулись скепсисом, для других – трагизмом.  Зритель в ту пору искал в театре поддержки и нуждался в более жесткой драматургии, нежели та, которая преимущественно была представлена.  Блистательной страницей ленинградской театральной жизни явились новации выдающегося режиссера театра «Комедии»  Н. Акимова. Акимов – основатель интеллектуальной комедии, что в плане моральном, просветительском оказалось особенно значимым. Сенсацией стала  постановка Акимовым пьес Е. Шварца «Тень» и «Дракон», основанных на остром, гротескном переосмыслении известных сказочных сюжетов.  
Акимовские постановки сопровождались красочными афишами-плакатами, порой весьма смелыми, интригующими (игра цветовых пятен, фигуры без лиц, искаженные графические контуры и пр.). Никто не мог равнодушно пройти мимо этих афиш, в каждом уличном прохожем режиссер видел и стремился обрести «своего»  зрителя. Декорации и эскизы костюмов Акимов создавал сам будучи как художник преемником направления «Мир искусства». В плане рекламы и декоративного оформления  спектаклей  деятельность Акимова может послужить наглядным примером для организаторов современных театральных фестивалей. 

Образовательная и воспитательная составляющая акимовских постановок была исключительно сильной. Главным в созданных им спектаклях был не текст, а подтекст, который зрителям предлагалось угадать, что резко активизировало их воображение, побуждало к сотворчеству. Такова была знаменитая пьеса «Тень», на протяжении многих лет неизменно шедшая с аншлагом и восторженно принятая представителями всех поколений.  Декорации подчеркивали вызывающий, жесткий, остро сатиричный подтекст на первой взгляд мирной и доброй сказки. Обогащало мир акимовской сцены внедрение кинематографических приемов, что явилось в ту пору новацией. Режиссер боролся с ханжеством, пошлостью жизни, со скудоумием тех, кто в те годы управлял искусством. Закономерно, что Акимов и Шварц находились в неустанной борьбе с цензурой, а многие  постановки театра «Комедии» в результате оказывались под запретом.

Одним из захватывающих акимовских спектаклей, обращенных к молодежи, явились «Пестрые рассказы» по Чехову, в которой авторский текст  преподносится предельно точно. Эту постановку режиссер считал весьма значимой в плане педагогическом, что не случайно.      Отношение к Чеховской драматургии определяет в известном смысле лицо времени.  «Чехов выходит на авансцену читательской и зрительской аудитории преимущественно накануне исторических катаклизмов, когда жизнь замедляет свое движение, а быт рассматривается как главная сфера человеческого существования, - подчеркивает Л. Тютелева в исследовании «Традиции Чехова в современной драматургии»
.  Не случайно, повышенный интерес к чеховским спектаклям наблюдался в предвоенные годы, в период оттепели шестидесятых, а также во времена перестройки.
Интерес к чеховскому наследию дает о себе знать и в  наши дни. Однако в этой области имеют место, увы, далеко не одни удачи. «Часто Чехова ставят, будто он помер и можно делать с его пьесой все, что захочешь», - иронично замечает режиссер А. Михалков-Кончаловский.  Действительно, сегодня чеховское слово требует особо внимательного к себе отношения, на фоне современных реалий: «Оно звучит не пронзительно, как у Эфроса почти полвека назад, а печально и чуть укоризненно… Слово легко превратить в осколки»
, - с горечью замечает В. Гаевский. Однако на современной сцене Чехов нередко преподносится с  эмоциональным пережимом, излишне резко и раскованно. Таковы, на мой взгляд,  спектакли «Душечка» и «Три сестры» в постановках театра им. Ленсовета. Чеховские спектакли идут сегодня и на сцене других ленинградских театров. Было бы чрезвычайно интересно в условиях чеховского театрального фестиваля проследить, какие тенденции в этом направлении наблюдаются в наши дни. В Москве чеховский фестиваль уже имел место, теперь очередь за Санкт-Петербургом.
В творчестве лучших советских драматургов (А. Афиногенова, А. Арбузова, В. Розова, А. Володина, А. Вампилова и др.) – создателей социально-психологической драмы в новых исторических условиях – угадываются, по наблюдению театроведов,  чеховские интонации. 

Во многом следовали традициям чеховской драмы в обостренном их преломлении представители так называемой «новой волны» в драматургии – В. Арро, В. Славкин, Л. Разумовская и Л. Петрушевская. Используя достижения драматургии ХХ столетия, они зачастую  разрушают иллюзию жизнеподобия драмы Особенности героев Л. Петрушевской связаны с ощущением не просто драматичности, а катастрофичности современной ситуации. В театре Разумовской героини пьесы в определенный момент могут быть заменены клоунами и пр.

В целом, взгляд на наследие прошлого кардинально  меняется. Так, на смену   укоренившемуся представлению об А. Островском как эпическом бытописателе, высмеивающем  пороков прошлого, приходит остро ироничная, сатирическая, порой гротескная интерпретация, что оказалось исключительно созвучным времени, в котором те же самые пороки отнюдь не изжиты. 
В целом, театр периода застоя переживал нелегкие времена. Зрители более охотно шли смотреть классические пьесы, нежели современные. «Мне кажется, что иногда современная пьеса не так хорошо смотрится, как классическая, оттого, что в ней нет обострений», - замечает А. Эфрос. Во многом, по мнению А. Эфроса, сделались шаблонными, утратили остроту  и режиссерские приемы. «Повторение – мать учения, но не творчества» 
,  –  с горечью  заключает он. 

Немало сделал в эти годы Эфрос в области новаторского прочтения классики, далеко не всегда встречая понимание своих коллег и широкой зрительской аудитории. В театре на Малой Бронной, который называли театром Эфроса, шли «Три сестры»,  «Женитьба», «Месяц в деревне», «Ромео и Джульетта», «Дон Жуан», «Всего несколько слов в защиту господина де Мольера», а также современные пьесы. По приглашению Ю. Любимова он поставил в театре на Таганке «Вишневый сад» в весьма оригинальном преломлении.
Гастроли театра Эфроса в Ленинграде начала семидесятых годов вызвали бурные дискуссии, в том числе и среди школьных учителей литературы. Многие из них, будучи обременены стереотипным подходом,  не приняли новаторского прочтения режиссером классики. Размышлял об образовательной роли искусства, Эфрос подчеркивал, что театр должен ломать стереотипы зрительского мышления. «Люди не понимают природу театра. Они сердятся, когда театр самостоятельно мыслит, имея дело с классическим произведением», - сожалел он. 

Шаблонными считал режиссер и суждения современной ему критики: «Пишущим статьи об искусстве, иногда кажется, что они знают правду, а театр ее не знает,  их собственные убеждения бывают им дороже, чем искренняя попытка понять и почувствовать чужое творчество»
. Эфрос прозревал  необходимость проведения театральных фестивалей, настаивал на необходимости создания условий для совместного со зрителями обсуждения  новаторских режиссерских проектов. Однако в период застоя таких возможностей практически не было, а новаторские  начинания тридцатых годов в данном направлении так и не обрели развития.

В конце своего жизненного пути в 1987 году Эфрос сказал: «…мне часто хочется посидеть с молодыми, о чём-то поспорить, определить сегодняшние болевые точки в искусстве. Но такого общения нет. Во всяком случае, какое-то отчуждение очевидно. […] очень хотелось поучаствовать в какой-то настоящей творческой дискуссии».
 

Блистательной, богатой и по-своему драматичной оказалась и судьба выдающегося режиссера-трагика, режиссера-педагога Ю. Любимова, создателя прославленного «театра на Таганке». Всю свою долгую жизнь он воспевал Россию – «страну могучих воинов и мелких бесов», во все времена не позволяющую ее творцам дышать свободно. Таков потаенный пафос театрального блеска Любимова, его изобретательности, его режиссерских чудес! Спектакли Таганки часто начинались еще до поднятия занавеса. Зрителям предоставлялась свобода передвижения, как это имеет место в документальном театре и на современных театральных фестивалях. Они имели возможность подняться на сцену, где до начала спектакля появлялись актеры. В фойе танцевали, пели частушки, беседовали, что создавало атмосферу праздничного раскрепощенного общения. 

Любимов поставил в разные годы такие классические пьесы как «Герой нашего времени», «Мать», «Что делать?», «Преступление и наказание», «Гамлет», «Фауст», «Мастер и Маргарита» и др., что также побуждало пересмотреть укоренившиеся стереотипы истолкования сюжетов. В восьмидесятые годы манифестом свободолюбивой интеллигенции стали постановки пьес «Добрый человек из Сезуана», «Живаго». «Медея», «Электра», «Владимир Высоцкий». Некоторые спектакли Любимова были  строги и благоговейны как дань памяти («А зори здесь тихие» и др.). «А в самых сильных из них возникает чувство вины – совершенно забытое в нашем художественном сознании чувство»
, - замечает В. Гаевский.

Эпоха перестройки внесла, казалось бы,  свежую струю в искусство и в жизнь людей. Что касается театра, то он переживает в ту пору настоящую  эйфорию, предопределенную чувством освобождения от власти цензуры. На сцене при переполненных залах идут постановки ранее запрещенных спектаклей: «Доктор Живаго», «Белые одежды», «Дети Арбата», «Собачье сердце», «Жизнь и судьба», «Факультет   ненужных вещей» и др.

Однако вскоре многие драматурги, актеры,  режиссеры почувствовали, что не могут, не умеют  работать в условии свободы.  «Привыкли жить под прессом, бороться, а теперь – не с кем и не с чем. Вместо творческой работы начались распри, столкновения раздел «имущества» вследствие чего очень скоро театр оказался в состоянии глубокого кризиса. “Под цензурой мы были несвободны в главном – в самовыражении, – говорит Л. Хейфец. –  Теперь я могу выразить все, что хочу, но это почти невозможно практически. Театр не в состоянии заработать столько, чтобы покрыть расходы”. Стал ощущаться дефицит хороших режиссеров даже в Москве. Зрительский интерес к театру падает,  часто спектакли идут при полупустых залах».

На общем фоне ярко выделился в ту пору в Ленинграде-Санкт-Петербурге Малый Драматический театр (МДТ) — Театр Европы, продолжавший и развивавший традиции психологического театра, художественным руководителем которого на протяжении десятилетий является Лев Додин. Этот театр прославился сочетанием  эксперимента  с парадоксальным решением классики. Подлинное признание обрели такие додинские постановки как «Братья и сестры» по Абрамову, «Бесы» по Достоевскому, «Муму» по Тургеневу, «Чайка», «Иванов» по Чехову. Яркие новаторские постановки представили также театры «Балтийский дом». «Молодежный театр на Фонтанке», «Театр им. Комиссаржевской» и др. 

Тем не менее, в целом дальнейшее развитие  театра нашего города начала XXI века было отмечено большой стилистической пестротой. В режиссерских и актерских установках преобладало смешение жанров, что приводило зачастую к утрате формы, смысла и чистоты высказывания. Режиссерская фантазия зачастую оборачивается произволом. Финансовые трудности побуждали и ныне побуждают театры идти на поводу у публики, которая, в свою очередь находится под сильнейшим прессом зрелищной культуры. Несмотря на отдельные находки и прозрения в целом в области театрального искусства на рубеже веков наблюдался заметный спад.

Кризисная ситуация в петербургском театре растягивается на годы и лишь в последнее время наблюдается заметный прогресс в театральном деле. Публика постепенно стала заполнять театральные залы в ожидании чуда. Немалую роль в процессе стабилизации сыграло фестивальное движение, которое способствовало упорядочению театрального дела в целом. Благодаря  фестивалям сделался возможным просмотр многих ранее недоступных постановок, возникли площадки для профессионального общения, укрепились связи театралов с публикой, В наши дни процесс этот открывает новые перспективы, развивается стремительно и многосторонне, порождая вместе с тем немало  проблем.

В современной театральной жизни все сильнее утверждает себя жанр документального театра. Документальный театр зародился в середине XX века в Великобритании в театре Royal Court  где группа драматургов, именовавших себя «рассерженными молодыми людьми», используя журналистские и социологические методы сбора материалов, стала писать тексты, основанные на реальных фактах. По своему воздействию документальный театр изначально был близок к тому, что сегодня называется „театротерапией“»
.  В России предтечей документального театра считают упоминавшийся выше коллектив «Синяя блуза», который в 20-е годы основывал свои постановки на пропагандистском чтении злободневных газетных материалов. Мейерхольд стремился поставить спектакль-митинг. Отдали дань документальному жанру и авангардисты, настаивавшие на монтировании пьес из «голых фактов». 

С течением времени жанр претерпевал различные трансформации. Так, бытовая, «народная» форма документального театра, вызвала немалый интерес у молодежной аудитории: «“Док для девочек” про любовь, и “док для мальчиков” — про всякие криминальные истории, и “док с гражданской позицией”, берущий какую-то возмутившую автора историю. Объединяло эти все сюжеты только то, что мало кто из авторов задавался вопросом, что именно он хочет сказать зрителю. Им казалось, что «настоящий» материал скажет все сам».

В наши дни документальный театр или вербатим переживает заметный подъем: он становится фактором исследования  жизненных реалий на новом уровне и эффективным средством самопознания и воспитания для всех поколений зрителей, но прежде всего – для молодежи.  Документальный театр переживает сегодня процесс формирования и развития, он объединяет весьма разноплановые и неравноценные в художественном плане явления. Тем актуальнее становится задача организации в нашем городе фестиваля документального театра. Это позволило бы наглядно изучить современную ситуацию в плане становления данного жанра, оценить его проблемы и перспективы.

1.5 Бытование театральных празднеств, фестивалей от  послереволюционной эпохи до наших дней.
В первые годы революции «играла вся Россия»: повсеместно возникают (а можно сказать возрождаются из глубин истории) агитационные массовые празднества как продолжение митингов и демонстраций. С одной стороны они давали выход  необузданной стихийной энергии масс, с другой – держали эти массы в подчинении и контроле. Театральное начало было в них проявлено очень ярко: в послереволюционном Петрограде ставились массовые инсценировки «Снятие Бастилии», «Взятие Зимнего дворца», «Пантомима Великой революции», «Действо о III Интернационале», «Мистерия Освобожденного Труда», «К мировой коммуне». По форме своей инсценировки эти были отдаленно созвучны тому, что сегодня именуется документальным театром.
Начиная с тридцатых годов массовые театрализованные празднества, обретают профессиональную основу. Одетые в красочные костюмы гимнастического типа, участники театральных торжеств в процессе своего передвижения по необъятным аренам стадионов и площадей складывали лозунги, воззвания, прославляющие советскую власть и ее вождей. Эти театрализованные представления были большей частью прекрасно организованы и отрежиссированы мастерами высокого класса. Великолепная слаженность участников, красочная привлекательность зрелищ порождала у многотысячной аудитории  восторг и энтузиазм, что и предусматривалось  инспираторами и организаторами названных мероприятий. 
По аналогичному принципу организовывались и патриотические демонстрации – шествия по революционным праздникам. Шествие издавна было известно как  активно воздействующая форма публичного действа, связанная с массовым торжественным прохождением людей в едином строю в связи с каким-либо знаменательным событием. Подобные  массовые советские празднества (демонстрации) сопровождались политическими воззваниями, громкой музыкой - маршами и патриотическими песнями. Декоративную часть подобных праздничных шествий  составляли  красные знамена, портреты вождей, значки, воздушные шары и пр. – все это сливалось в единую красочную картину, которая воодушевляла толпу. 
Постепенно в советское время набирает силу также фестивальное движение: уже в тридцатые годы в Ленинграде были проведены первые музыкальные фестивали, которые проходили под знаком всеобщего единения и братства.  Возрождение фестиваля с подчеркнуто праздничной ритуальной атмосферой, желанием сделать каждое представление выходящим за рамки обыденности, отвечало общественной потребности в обновлении коммуникативных процессов. Движение и музыка изначально играли здесь определяющую роль. Показательно, что первые фестивали, которые появились в Великобритании, были музыкальными. Музыкальный фестиваль понимался тогда как цикл концертов и спектаклей, объединённый единым названием и программой и проходящий в особо торжественной обстановке.
Уже в пятидесятые годы в области театрализованных праздничных мероприятий наблюдается определенный перелом. Именно в эти годы  фестиваль как особая форма художественного самовыражения начинает набирать свою силу. Большинство из ныне известных и популярных фестивалей зародилось именно в этот период. Их развитие, совершенствование, видоизменение и постоянно увеличивающийся масштаб связаны не только с обновлением зрелищных форм как средства общения, но и с глобальными политическими изменениями.          

В 60-70-х годах стали входить в моду фестивали эстрадного искусства, в которых большое место продолжала занимать музыка, особенно песня. В европейских странах подобные празднества также проходили систематически, и популярность их с каждым годом возрастала. Наибольшее распространение фестиваль как жанр получил к началу 60-х годов. В 1957 были организованы фестивали советской музыки в Латвии, Литве, Эстонии. В 1962 году состоялся первый в СССР Всесоюзный фестиваль современной музыки в  Горьком, в 1964 – Музыкальный фестиваль «Московские звёзды» и «Русская зима» в Москве, а также фестиваль  «Белые ночи» в Ленинграде и др.
Развивалось и все ярче давало о себе знать фестивальное движение в области киноискусства. Первый Международный кинофестиваль состоялся в 1932 году в Венеции, а тремя годами позже –  в Москве. У всех советских людей  на устах были в ту пору слова Ленина: «Из всех искусств для нас важнейшим является кино!» Всесоюзные Кинофестивали в стране стали проводиться, начиная с 1958 года. На них непременно демонстрировались работы киностудий всех союзных республик, что вызывало всеобщий интерес и способствовало активному обмену опытом.
В советские годы каждая союзная республика пыталась организовать собственный кинофестиваль. Учитывая неотъемлемую для советской культуры идеологическую направленность подобных мероприятий, фестивали бывали приурочены к значительным общественно-политическим событиям – достижениям в области индустрии и сельского хозяйства,  знаменательным датам в жизни СССР. Фестивали молодежи и студентов проходили под лозунгами «За мир и дружбу»; «За солидарность, мир и дружбу». 
Со второй половины ХХ века утверждается концепция единого европейского пространства. С этого времени и поныне наиболее престижными  становятся фестивали международные. Сеть международных фестивалей играет важную интегрирующую роль, способствует  обмену художественным опытом. Лауреатам  подобных фестивалей вручаются дипломы, грамоты, денежные премии и ценные призы.
По своим масштабам и географии фестивали  разделяются на:

1. Международные
2. Всероссийские

3. Городские

4. Региональные (краевые)
Фестивали, которые проводятся регулярно, имеют, как правило, свою эмблему и символику. В связи с их проведением разворачивается рекламная компания, издаются тематические плакаты, изготавливаются и продаются значки, сувениры. 

В наши дни в Санкт-Петербурге постоянно проводятся театральные фестивали различных уровней и тематики. Художественная концепция  их формируется с учетом многообразных  форм и направлений театральной жизни и реализуется в видовой, жанровой и тематической направленности  фестиваля. По видовой направленности в области исполнительских искусств различают музыкальные, театральные и многопрофильные фестивали. Первые две группы включают все историческое многообразие музыкальных и театральных жанров и форм, хотя внутри группы возможна более узкая специализация.
Существует большое число моножанровых театральных фестивалей. Так, Международная ассоциация детских театров ежегодно в разных странах проводит свой фестиваль драматического искусства. Аналогичный фестиваль один раз в четыре года проводит Международная ассоциация театров марионеток и пр.

Тематическая направленность является гибким инструментом репертуарной политики каждого фестиваля. Она может сохраняться как стратегическая ориентация его деятельности. Так, небольшое число известных детских фестивалей сохраняет свою жанровую направленность на протяжении многих лет. К категории тематических можно отнести и Шекспировский театральный фестиваль, в рамках которого ведущие драматические театры мира представляют на родине великого драматурга свою интерпретацию его произведений. Шекспировский фестиваль еще в 1947 году открыл такого выдающегося режиссера, как Питер Брук, который в течение двенадцати лет был его художественным руководителем.

Художественная концепция фестиваля может быть реализована в плане репертуарном. Тематическая направленность фестиваля позволяет дополнять каждый из фестивалей различными выставочными мероприятиями, семинарами, конференциями, творческими лабораториями, круглыми столами, мастер-классами и т. п., что способствует углублению его образовательного статуса. В этот процесс все активнее вовлекаются не только участники, но и публика.
Немалую роль играет фестиваль в сфере детского и юношеского воспитания и образования. Среди подобных мероприятий в современном  Санкт-Петербурге выделяются  международный «Брянцевский фестиваль», фестивали «Радуга», «Арлекин», «Театральный калейдоскоп», «За кулисами Петербурга», «Сны, где сказка живет», «Вешалка», «Театр глазами детей» и др. Номинации, предложенные организаторами, весьма разнообразны – драматический театр, художественное слово, музыкальная сказка, мюзикл,  музыкальный спектакль, детская опера, театр мимики и жеста и др. 

Конкурсная направленность подобных мероприятий, активное включение детского и юношеского контингента в театральный процесс отвечает основным воспитательным задачам. Как справедливо отмечает Е. Казакова, в каждом конкурсе есть победитель, но не в каждом должны быть побежденные. «Любое достижение может и должно осознаваться ребенком как положительный, значимый для него результат; осуществление достижений – это реализация естественной потребности ученика в успехе; переживание собственного успеха развивает эмоциональную сферу, а сопереживание успеха другого – нравственную»
. Слова эти могут быть в полной мере отнесены к задачам детского фестивального движения
С целью выявления своеобразия зрительского состава, то есть адресата фестивалей, а также мотивации посещения публикой театральных мероприятий подобного рода, в 2002 году  международным агенством Социальных и Маркетинговых Исследований (МАСМИ) был проведен социологический опрос-интервьюирование посетителей столичных театров (театр им. Пушкина, МХАТ им. А. Чехова, театр Луны, Большой театр, Сатирикон, Школа современной пьесы, Ленком, Театр Советской Армии,  Сфера).

Демографический портрет театрала, участники опроса составляли на основании  зрительских ответов на вопросы: кто он, зачем приходит в театр, что хочет там увидеть и пр. Небезынтересно отметить, что спонсором программы выступила торговая марка Nescafe Gold, которая около двадцати лет сотрудничает с Национальной Театральной Премией, поддерживает театральный фестиваль «Золотая маска», и, возможно, в известной мере  задает тон  его проведению. 
·  «Был проанализирован состав публики десяти московских театров, проведено более пятисот интервью со зрителями различных возрастных и социальных групп. В состав театров входили как принимавшие, так и не принимавшие участие в фестивале «Золотая маска». Анализ состава театральной аудитории позволил выявить ряд факторов, позволяющих сделать некоторые выводы об образовательной эффективности театральных фестивалей
·  Большинство посетителей театра – женщины (71%).

· Распределение по возрасту сравнительно равномерное – около 20% в возрасте 26-35 лет, почти столько же - в возрасте 36-45 (22%), около 30% – 16-25 лет и 37% - посетители старше 46 лет.

· Социальный статус наиболее активных посетителей театров – служащий (39%). Доля студентов – 16%. 

· Ежемесячный доход на члена семьи у более 50% посетителей – не более 300 USD.

Практика посещения театров
· Треть интервьюируемых ходят в театр раз в месяц.

· Чаще всего люди ходят в театры с друзьями или супругами (56% и 39% соответственно).

· Решающим фактором при выборе театра  является актерский состав (54%).

· Большинство посетителей предпочитают классические постановки (61%), а двумя наиболее популярными жанрами являются комедия и драма  (50% и 48% соответственно).

· Более половины посетителей следят за премьерами и фестивалями. Большинство узнает о театральных новинках от друзей (38%). Также источниками информации о премьерах и фестивалях являются пресса и афиши (по 35%).

Участие в специальных мероприятиях
· Интерес к участию в опросах в театрах проявляет большинство интервьюируемых (55%).

· Среди тех, кому интересны такого рода опросы, преобладают студенты. Доля людей со средним образованием среди проявивших интерес к опросам выше доли людей с высшим образованием».

С момента проведенного опроса минуло пятнадцать лет, можно с уверенностью утверждать, что на сегодняшний день фестивальная публика претерпела существенную трансформацию.

Выводы по первой главе.
Театральный фестиваль имеет давнюю историю и претерпел на протяжении веков существенную эволюцию. Театральный фестиваль в современной его форме возник как ответ на настоятельную потребность деятелей театра и зрительской аудитории в расширении диапазона общения.  В творчестве выдающихся режиссеров можно усмотреть моменты, которые явились предтечей и стимулом формирования современного фестивального движения. 
Театральный фестиваль – явление не только зрелищное, развлекательное, но прежде всего формирующее образовательную, социальную и эстетическую  позицию общества. Образовательный процесс реализуется в этой области как целостная система, обладающая ярко выраженной художественной спецификой и особым психологическим воздействием.  Театральный фестиваль как культурно-образовательное явление претерпел на протяжении веков процесс активных трансформаций. Они были обусловлены как социальными, так и эстетическими факторами. Театр на протяжении веков претерпел существенную эволюцию – от массовых празднеств и мистерий Древнего Востока и античности через карнавально-маскарадную культуру Средних веков и эпохи Возрождения до актерского театра XIX и режиссерского театра ХХ столетий. В наши дни имеют место как реминисценции прошлого, так и прозрения будущего, заметна тенденция к переосмыслению ролей актера, режиссера, зрителя. Не случайно современную эпоху называют «временем ожиданий». Многожанровость и многогранность современного театрального искусства предопределяет и особенности фестивального движения. 
Мотивация организации театральных фестивалей, равно как и мотивация зрителей, их посещающих, не остается неизменной в разные исторические периоды. Смена приоритетов, изменение парадигмы, современная перестройка всей ценностной иерархии и различных компонентов культуры, требуют обновления форм проведения театральных фестивалей. Одной из этих форм является фестиваль документального театра.
Театр во все времена активизировал творческую заинтересованность как участников, так и зрителей. Фестиваль как одна из важнейших форм театрального движения современности способствует установлению тесных творческих контактов между его участниками и аудиторией и расширяет поле их творческого взаимодействия. Фестиваль во все времена является мощным стимулом для возникновения, апробации и развития новых образовательных методик.
ГЛАВА ВТОРАЯ. «Прекрасный и яростный мир» театрального фестиваля глазами его участников и создателей.
2.1 Современное фестивальное движение в Санкт-Петербурге.
В  современном Санкт-Петербурге проходит множество театральных фестивалей, назовем наиболее интересные и востребованные зрителям:
· Международный театральный фестиваль «Балтийский дом»;
· Международный фестиваль «Золотая маска»;
· Высшая театральная премия «Золотой софит»;
· Международный театральный фестиваль «Радуга»;
· Международный театральный фестиваль «Александринский»;
· Театральный фестиваль им. Володина «Пять вечеров»;
· Международный фестиваль моноспектаклей «Монокль»;
· Национальная премия и фестиваль искусства для детей «Арлекин»;
· «Встречи в России» международный фестиваль русских театров СПГ и Балтии;
· Международный театральный фестиваль «Театральный остров»;
· Международный фестиваль Балтийских городов;
· Международный фестиваль «балканское театральное пространство»;
· БТК-фестиваль: Театр актуальных кукол;
· Международный фестиваль искусств «Звезды белых ночей»;
· Международный фестиваль новых театров, театров-студий и студийных работ «Рождественский парад»;
· «ArtОкраина», международный фестиваль камерных театров и театров малых форм;
· Фестиваль антрепризных театров;
·  Театры Санкт-Петербурга – детям;
· Фестиваль «Масленица»;
· Международный Брянцевский фестиваль детских театральных коллективов;
· Фестиваль кукольных и синтетических театров;
· Открытый фестиваль детский театральных коллективов «Малая сцена»;
· Благотворительный театральный фестиваль «дворцы Санкт-Петербурга – детям» для воспитанников детских домов и интернатов Ленинградской области;
· Международный фестиваль световых и синтетических театров «Светотень» и многие другие.
Каких только фестивалей не запланировано в 2017-м году в Санкт-Петербурге!  Это и XIV Всероссийский фестиваль театрального искусства для детей "Арлекин", и XVIII Международный театральный фестиваль "Радуга".  Международный фестиваль на ежегодную премию Сергея Курёхина в области современного искусства собрал на сегодняшний день уже 54 проекта. Нельзя удивиться  обилию и многообразию фестивальной рекламы, которая никого из зрителей не может оставить равнодушным. Назовем лишь некоторые из будущих театральных мероприятий сопровождаемых обширными конкурсными и культурно-просветительскими программами. Помимо перечисленных выше назовем:
1. Международный фестиваль  «Джазовая весна в Санкт-Петербурге" 2017
;

2. Пасхальный фестиваль "Красная горка 

3. II Международный фестиваль камерной оперы;

4. Фестиваль «Для всей семьи»;

5. Фестиваль «Мы можем» (для одаренных детей с ограниченными возможностями);

6. Фестиваль "Глинтвейн на крыше»;

7. Фестиваль «МикроКомикон»;

8. Фестиваль японской культуры «Сакура Мацури»;

9. Фестиваль «Маги и фокусники»;

10.  Фестиваль современного танца Social dance;

11.  Фестиваль «Слово и тело»;

12.  Фестиваль «Молодость и вино»;

13.  Фестиваль «Мыльных пузырей».
Перечень запланированных фестивалей можно продолжить…

Немало мероприятий проводят также небольшие экспериментальные театры, которые не вошли в приведенные выше списки. В связи с обилием и разнонаправленностью в целевом и образовательном планах проводимых фестивалей А. Меньшиков считает целесообразным создание «информационного банка проектов, а также базы данных профессиональных театральных менеджеров, зрительской аудитории, которые позволят не только создать единый ресурс, но и облегчить поиск своего зрителя, получить «срез» культурной активности в том или ином регионе. Фестиваль предоставляет качественно новые возможности обмена опытом, используя современные каналы коммуникаций как единую централизованную систему общения»
. Подобного рода база данных, именуемая «TEATRIUM», уже создана в рамках фестиваля «Золотая маска» с целью обогащения информационного пространства и расширения связей профессионалов и любителей театрального искусства. Здесь можно найти сведения о планируемых фестивальных проектах, информацию об их исполнителях – драматургах, режиссерах, актерах и пр.

Исходя из вышеизложенного, можно сделать вывод, что современное фестивальное движение в области театра настолько широко, многообразно и многолико, что невозможно охватить все его проявления даже в масштабах Санкт-Петербурга, не говоря уже о масштабах страны. Однако, если внимательно присмотреться, то можно обнаружить в рамках  проходящих в наши дни фестивальных празднеств определенные закономерности и  даже системность. Система (от греч. «systēma» – целое, составленное из частей) – единство, каждая из частей которого, привносит что-то особенное, а порой и уникальное, в характеристики целого. Исходя из этого, мы предпримем попытку рассмотреть фестивальное движение в нашем городе как некое единство.

С целью разобраться в самой сути названной темы мы  провели целый ряд интервью с теми, кто самоотверженно работает сегодня в данной области – организует театральные фестивали, принимает в них непосредственное участие, радуется удачам, осмысливает результаты проделанного. В число тех, кто согласился встретиться с нами, вошли известные, заслуженные деятели театра, преподаватели театральных вузов, а также молодые актеры и режиссеры, совместными усилиями которых и продвигается, невзирая на трудности, фестивальное движение в нашем городе.

2.2  Вопросы, положенные в основу  интервью с театральными деятелями.
В рамках настоящего диссертационного исследования с целью разобраться в особенностях проводимых в наши дни в Санкт-Петербурге фестивальных мероприятиях, их задачах, целях, проблемах мы провели ряд встреч с их организаторами и исполнителями. Содержание этих бесед находит отражение во второй главе диссертации.

Среди наших собеседников – директора заслуженных коллективов  и вчерашние выпускники Театральной академии. Все они стремятся внести свою лепту в процесс развития театра как феномена, что и проявилось в содержательности и эмоциональной приподнятости их ответов. С целью упорядочения проводимых интервью, мы предложили нашим собеседникам ответить на следующие вопросы: 

1. Считаете ли Вы театральные фестивали перспективной для сегодняшнего дня формой бытования театрального искусства?

2. Изменилась ли, на Ваш взгляд, театральная публика за последние годы?

3. Какова мотивация организации театральных фестивалей и их посещения зрительской аудиторией?

4. Какие формы проведения фестивалей Вы считаете наиболее эффективными и необходимыми в наше время?

5. Какой репертуар вызывает особый интерес у современного зрителя?

6. Насколько интересны для Вас отзывы критики, отражающие работу театров в целом и театральных фестивалей, в частности?

7. Что бы Вы хотели пожелать современным критикам и журналистам?

8. В чем наибольшие трудности организации фестивалей (финансы, помещение, активность самих участников, творческие моменты и пр.)

9. Какие спектакли, представленные в последние годы на фестивалях, произвели на Вас наиболее сильное впечатление и почему?

10. Какие недостатки и трудности видите Вы в современных формах проведения фестивалей?

11. Какими представляете вы себе театральные фестивали будущего?

Каждый из наших собеседников имел возможность остановиться на том, что казалось ему наиболее значимым в современной ситуации. Следует подчеркнуть, что все единодушно отозвались о фестивалях как творческом средстве общения профессионалов и публики позитивно. Вместе с тем, в зависимости от собственной позиции видения театрального дела, конкретные ответы на те или иные вопросы были весьма и весьма различными.

2.3 Разные лики современных фестивальных явлений с позиции их участников и создателей.

Профессор Санкт-Петербургской Академии театрального искусства, заслуженный работник культуры РФ Владимир Васильевич Норенко, воспитавший не одно поколение молодых актеров, в целом оптимистично относится к процессам, которые переживает театр в наши дни.  Обнадеживает, по его мнению, не только сам факт все большего заполнения театральных залов, но и сама реакция публики – ее доброжелательность¸ пытливость, заинтересованность. Надо сказать, что факт нарастания интереса к посещению театров отмечают практически все участники наших встреч, включая тех, чей путь в искусстве еще только начинается.

Владимир Васильевич поделился своими многолетними наблюдениями над  поведением аудитории: «Я смотрел пьесу Александра Червинского «Счастье моё» - историю первой любви в стиле танго -  многократно,  на разных площадках и в разные годы – рассказывает мастер, –   интересовали меня не только вопросы постановки, но и наблюдение за тем, доходит ли эта пьеса “со стажем” до современного зрителя». Напомним, что пьеса «Счастье мое» впервые была поставлена в семидесятые годы, а само действие относится к еще более раннему времени – тяжелому послевоенному 1948 году.

Наблюдения, сделанные Норенко, весьма обнадеживают. Он замечает, что возрастной состав публики с годами все более молодеет. Большинство зрителей составляют учащиеся колледжей, старшеклассники, студенты младших курсов.  Среднее  и старшее поколение пребывает в меньшинстве. «В зале неизменно  стоит полнейшая тишина, – рассказывает Норенко, –  зал, затаив дыхание, смотрит и слушает. Зрителям не важно, что события мелодрамы происходят семьдесят лет назад: их  с е г о д н я  остро волнует поставленный в пьесе извечный вопрос отношений  мужчины и женщины, волнует сейчас, когда кругом вокруг этой темы – море пошлости».
По убеждению мастера, на подобном драматургическом материале как пьеса Червинского зритель учится: молодые сопоставляют себя с героями, примеряют на себя их поступки, старшее поколение лучше начинает понимать своих детей. В этом и заключается образовательная роль театра. Норенко подчеркивает, что подобные пьесы непременно надо продолжать  с т а в и т ь  и ставить  п о-н о в о м у,  а для поиска и утверждения  новых форм и существуют фестивали! «Фестиваль – это прежде всего учеба!  Но одновременно это всегда конкурс, что вдохновляет и  интригует как участников, так и публику, – делает вывод мастер».

Мысли Норенко разделяет Заслуженная артистка России, лауреат премии СТД Ленинграда за лучшую роль, доцент кафедры режиссуры СПбГИ кино и телевидения Ирина Юрьевна Цветкова. Она отмечает, в частности, ту удивительную атмосферу единения с залом, которую ей довелось ощущать как  з р и т е л ю   на Володинских фестивалях. По убеждению актрисы, необходимо чаще организовывать фестивали классиков советской драматургии – А. Арбузова, В. Володина, А. Вампилова, А. Розова и др. «О многом заставят задуматься сегодня потаенные психологические и нравственные глубины созданных этими авторами пьес!»  - восклицает Цветкова, – в советские времена многое находилось под идеологическим запретом, но тем глубже выходили драматурги, сценаристы, режиссеры, актеры на уровень человеческих отношений. В пьесах звучали темы любви, страсти, совести, и они поднимали людей на более высокую духовную ступень во всех жизненных планах…» 

Поэтому не только Цветкова, но и другие наши собеседники говорили о необходимости организации «ретро-фестивалей», но отнюдь не для ностальгических воспоминаний, а для взросления молодого поколения.     Необходимы также, по убеждению театральных мастеров различных поколений, также серьезные обстоятельные фестивали классиков русской драматургии – М. Горького, Ф. Достоевского, Л. Толстого, А. Островского и др. Многие произведения золотого фонда русской литературы, по которым было в свое время создано немало замечательных постановок, стали уходить в тень.

За последние годы появилось также немало весьма спорных сценических трактовок произведений классиков. В наше время зрители «обеднены  переизбытком» (П. Валери). Многое  стало легко доступным благодаря СМИ, причем доступно сразу. Однако это отнюдь не снимает, а напротив, обостряет проблему выбора. Многие театральные шедевры, в том числе и из области театральной классики, некогда ярко прозвучавшие, в наши дни отошли на второй план. «Прервалась связь времен» (Шекспир). Тем важнее профессионалам и зрителям объединиться и в условиях фестиваля совместно обсудить вопросы новаторского переосмысления театральными средствами бесценного наследия русской литературы.       

По мысли Ирины Юрьевны, существует еще и проблема присутствия. «Театр надо смотреть вживую, - утверждает актриса, - никакое даже самое совершенное видео не способно передать тот обмен энергией, который происходит между актером, залом и между самими зрителями». Фестиваль  по сути своей  предназначен предоставить зрителю такую возможность.

Нам представилось важным начать главу именно с этих,  прозвучавших в интервью с крупными мастерами театра, основополагающих тем, так как нередко полагают, что фестиваль – это место, где главным образом представлен эксперимент. Подобное представление поверхностно, оно и обедняет проблему назначения фестиваля как фактора культурной жизни общества, и ограничивает его образовательный ценз.
Руководитель литературно-драматической части театра Комедии им. Н.П. Акимова, преподаватель СПбГАТИ Мария Викторовна Быкова в течение ряда лет включает тему Фестиваля как жанра в специальный лекционный курс, обращенный к будущим театроведам. Обобщая тему, развернутую Быковой в  разработанном ею курсе, отметим следующее:

1. Фестивалей сейчас проходит в России много и они разные – по масштабу, формам, направленности, профессиональному уровню и пр. Образовательная функция  фестивалей очень значительна. 

2. Фестиваль – явление многожанровое, и одной из его разновидностей является фестиваль театральный, драматический 

3. Рассматривая проблему любого из фестивальных жанров нельзя забывать о том, что он является одним из компонентов фестивального движения как  ц е л о с т н о г о  культурного явления времени.

4. Фестиваль  - это и опыт взаимодействия различных театральных структур, и площадка общения  для профессионалов и публики. 

5. Проблема публики в наши дни далеко не решена. Публика в целом (в частности, в нашем городе), от фестивального движения еще далека. Каждый фестиваль обретает опыт привлечения  с в о е й  публики.
6. Каждый крупный театр, как правило, имеет в той или иной форме собственный фестиваль. Направленность его зависит от художественных установок коллектива, его репертуара, творческих устремлений режиссеров, стиля игры актеров и многих других факторов. 

7. Поиск новых форм проведения фестивалей активно способствует популяризации театрального искусства. 

Быкова отметила, что видит образовательную роль театра в целом и театральных фестивалей как одной из форм его бытования в единении профессионалов и публики. В наши дни возникает немало новых форм  приобщения зрителей к театральному искусству. Так, например, в кинолектории «Автора» с успехом идут фильмы-спектакли зарубежных театров, в частности, шекспировского Королевского театра. Радует, что даже на дневных сеансах просмотры проходят при полных залах, что свидетельствует о повышении образовательного статуса театральной публики нашего города.

Для того, чтобы приблизиться к пониманию проблем, стоящих перед организаторами современных фестивалей, важно изучить накопленный в данной сфере опыт. Обратимся к ведущим фестивальным событиям современного Санкт-Петербурга.

Одним из наиболее значительных явлений в фестивальном движении  нашего города является Государственный  театр «Балтийский дом», который недавно отметил двадцатилетие получения статуса театра-фестиваля.  «Балтийский дом» -  уникальная творческая структура, аналогов которой на сегодняшний день нет не только в Санкт-Петербурге, но и в  России. На  базе  «Балтийского дома» проводятся международные форумы, дискуссии, мастер-классы, тематические показы, читки новых пьес и пр. Благодаря этому театру-фестивалю «Балтийский дом», удалось сформировать свою устойчивую аудиторию. Образовательную и воспитательную роль этого фестиваля трудно переоценить. «Балтийский дом» имеет широкую географию гастрольных поездок, постоянно выступает инициатором новых перспективных творческих начинаний.

Проблема формирования театральной публики в целом очень серьезная и требует разных форм работы. Так, неизменный интерес вызывают в нашем городе гастроли популярных московских театров с участием прославленных артистов (театра им. Вахтангова, МХАТа, «Современника» и др.). Спектакли  эти проходят при неизменном аншлаге, несмотря на весьма высокие цены.  

Однако при приезде некоторых превосходных, но мало известных  коллективов, петербургская публика может и не придти в связи с недостаточной информированностью, «насмотренностью» и пр.   Так, по мнению Быковой, современная российская публика не обладает достаточным опытом в области восприятия авангардного экспериментального западного театра. Необходимо работать над повышения образовательного ценза аудитории.
Весной 2017 года произошло торжественное долгожданное событие: Генеральный директор Театра-фестиваля «Балтийский дом» Сергей Шуб сообщил о создании Ассоциации деятелей русских театров зарубежья. Приведем обращения участников и гостей Учредительного Съезда:  "Мы надеемся, что создание Ассоциации будет способствовать укреплению межкультурных связей, координации в решении общих проблем, реализации совместных проектов. Мы призываем всех деятелей культуры к поддержке благородных целей создаваемой организации и к сотрудничеству в разнообразных формах и проектах. Ассоциация деятелей русских театров зарубежья призывает деятелей культуры к единению, вместе мы способны изменить многое".

Леонид Александрович Алимов – известный актер театра и кино, дважды удостоенный высшей театральной премии Санкт-Петербурга «Золотой софит»
, считает «фестиваль»  прекрасной темой для обсуждения на любом уровне. «Я сторонник театральных фестивалей – пусть их будет больше, - подчеркивает режиссер, - поддерживаю любые формы фестивалей от самых масштабных до камерных.  Полагаю, что Санкт-Петербург демонстрирует разносторонний подход к фестивальному движению. Наибольшая трудность – финансы, финансы и финансы!».

Алимов рассказал, что фестиваль «Балтийский дом», созданный в годы  тяжелой политической и экономической обстановки распада СССР, пережил в процессе становления большие сложности. Они были связаны не только с политической конъюнктурой, но и с нежеланием государства тратиться на культуру. которая и поныне. «Финансирование культуры по остаточному принципу и поныне тормозит или вовсе сводит на нет многие перспективные творческие начинания, замечает артист. – Желающих поделиться  своими находками много, каждый коллектив готов участвовать в фестивалях на самых гибких условиях. Любой театр живет мечтой о гастролях, фестиваль – это как прогулка на свежем воздухе».

Особо отметил Алимов роль масштабного фестиваля «Золотая маска», который  благодаря высокому финансированию способен реализовывать   проекты, недоступные другим фестивалям. Так,  организаторы «Золотой маски» могут позволить себе приглашать большие театральные коллективы, что трудно переоценить.  В частности,  немалый интерес вызвало знакомство с постановками театра Владивостока, который в силу его отдаленности мало кому удается посетить.

Алимов отметил исключительную функцию, которую выполняет фестиваль «Встречи в России». Он отметил, что фестиваль этот особенно важен в наши дни, когда русскоязычные театры бывших союзных республик (Грузии, Молдавии, Азербайджана, Армении и др.) волею судьбы разобщены. Общение для этих коллективов крайне необходимо, можно сказать судьбоносно не только в ностальгическом, но прежде всего в творческом плане. «Театр, а тем более  театр, находящий опору в традициях русской культуры, не может выжить без общения», - подчеркивает Алимов.

Развернутые фестивали при большом наплыве публики проходят в рамках Александринского театра. На эти мероприятия нередко приглашаются зарубежные коллективы из Швеции, Германии, Польши и др. стран. Новая сцена Александринского театра предложила своеобразный, уникальный для нашего города, развернутый цикл встреч со зрителями. Встречи эти предусматривают лекции, ответы профессионалов на вопросы зрителей по театральной тематике, а также, что особенно ценно –  диспуты после спектаклей. Каждый из присутствующих может здесь свободно высказать свое мнение о постановке. Подобные мероприятия, при условии, что они проводятся систематически и формируют свой контингент (преимущественно молодежный), – мощная составляющая культурно-образовательного процесса. 

В настоящем сезоне вызвал также немалый интерес одиннадцатый фестиваль моноспектаклей Монокль». В настоящем сезоне на суд зрителей были представлены такие оригинальные спектакли как «Славосолница» (в исполнении актера И. Миронова), постановка театра им. В.М. Комиссаржевской «Про любовь» и др. Немалый успех имел моноспектакль «Человеческий голос», который критика назвала «криком души в соединяющей и разъединяющей  людей в современном мире  телефонной трубке».

Особо подчеркнул Алимов роль маленьких скромных фестивалей нашего города, которые порой держатся на голом энтузиазме их организаторов и участников. Так, отметил он фестиваль камерных театров («Театр за Черной речкой»), который нередко одаривает интересными открытиями, а также фестиваль Театра кукол, в котором была затронута детская тематика.    

Немалую образовательную роль в жизни Санкт-Петербурга играют детские фестивали. Среди них выделяется  фестиваль «Радуга», который проходит под эгидой Театра Юных Зрителей им. Брянцева. Следует подчеркнуть, что Фестиваль этот, равно как и сам ТЮЗ, не ограничивается лишь демонстрированием детских спектаклей. На сцене ТЮЗА ставятся классические спектакли, которые входят в школьную программу, а также демонстрируются смелые новаторские постановки. Фестиваль «Радуга» делает попытку сблизить различные поколения зрителей, его главная задача – представить на суд молодежи все новое, перспективное, креативное.     

Проходящие в рамках фестиваля «Радуга» горячие дискуссии с участием детского контингента активно способствуют расширению художественных горизонтов подрастающего поколения, повышает их образовательный уровень, учит детей и подростков мыслить творчески. грамотно, ясно формулировать свои впечатления и оценки.

Заметную активность в наши дни обретает фестиваль «Виват комедия!», организованный под эгидой театра Комедии и посвященный сохранению и развитию традиций выдающегося режиссера Н. Акимова. В рамках этого фестиваля можно познакомиться с лучшими отечественными и зарубежными спектаклями комедийного жанра. По мнению Алимова, этот фестиваль имеет немаловажное значение, если учесть, что комедий с наши дни театры ставят не так уж много и подлинные удачи в рамках данного жанра сравнительно редки.

Все больший интерес у публики вызывает «Театральный марафон» - своеобразное мероприятие фестивального типа. Эта автономная некоммерческая организация была основана как объединенный проект антрепризных спектаклей и обрела юридический статус в 2002 году. В  репертуаре «Театрального марафона» постановки самых разнообразных жанров и направлений – от драмы до мюзикла. 

«Основная задача “Театрального марафона”  - показать зрителям, что антрепризный театр вышел на новый качественный уровень, подчеркивает критика. - Актеры, работающие в разных театрах, реализуют общие проекты и осуществляют общие мечты».
  В настоящем сезоне в Санкт-Петербурге «Театральный марафон» собирал полный зал в помещении Театрального музея.

Безусловно привлекательны для петербургских зрителей и другие творческие начинания молодых и опытных театралов. Так, все большую силу набирает негосударственный театр А. Бартмана «Такой фестиваль», на котором делятся своими находками прежде всего молодые режиссеры и актеры. Каждый театр, независимо от его масштаба, авторитета, известности стремится иметь собственный фестиваль. Это явление Алимов считает исключительно позитивным как в плане творческом, так и образовательном, воспитательном,  моральном.  

Не менее содержательным оказался и разговор с Борисом Дмитриевичем Павловичем – режиссёром и руководителем социально-просветительских проектов БДТ им. Г.А. Товстоногова. Павлович ставит также спектакли в театрах Петербурга, Таллина, Саратова, Кирова и других городов. По его мнению, мы столкнулись сейчас с новой театральной эстетикой — эстетикой пост-драматического театра. Отношения «творец-потребитель» перестали удовлетворять зрителя. Задача современного театра – разрушить жёсткую конвенцию, согласно которой художник что-то создаёт, а зритель смотрит. Наступило время нового профессионального контекста в области театральных постановок и фестиваль выступает как  двигатель творческой театральной жизни.

На протяжении ряда лет Павлович руководил драматическим театром в Кировской области и дважды его спектакли были номинантами на премию фестиваля «Золотая маска». По  мнению режиссера провинциальные театры предстают на этом грандиозном форуме хотя и не всегда «конкурентным», но чрезвычайно интересным дополнением. «Новая пьеса», «Детский уикенд», «О второй мировой войне» - спектакли, несущие в себе переосмысление истории и настоящего.
«Театр, дающий возможность зрителю встретиться с шаблоном, насладиться им и успокоиться, будет всегда, -  сказал Павлович в одном из интервью с журналистами. -  Параллельно с консервативным существует экспериментальный театр, который пытается реагировать на изменения в воздухе. На то, как меняется речь людей на улице, визуальный язык информационного пространства, цветопередача, ритм и звуки, которые мы слышим».

В течение пяти лет Павловичу довелось также преподавать в общеобразовательной школе, что явилось для него мощным стимулом для проверки своих творческих намерений в реальности. Преподавание дало  режиссеру возможность многое обсудить и осмыслить, позволило воспользоваться художественным текстом для выстраивания новаторских образовательных моделей.  

По убеждению Павловича именно театр - маленький город в городе –  может спасти провинциальные, захолустные города. Сам процесс создания спектакля становится здесь событием. В провинции редки информационные поводы для дискуссий, и театр стимулирует  жизнь. «Театр никому ничего не должен, театр не должен учить, но научиться у него можно многому. З р и т е л ь  должен суметь  в з я т ь  от театра», - утверждает  Павлович.
В 2017 году режиссер получил специальную премию жюри  «Прорыв» за постановку спектакля «Язык птиц». В этом необычном  спектакле наравне с профессиональными актерами  участвуют люди с особенностями развития. Спектакль возник благодаря совместной инициативе БДТ имени Г.А. Товстоногова и центра творчества, образования, обучения и социальной реабилитации  людей с аутизмом «Антон тут рядом».

«В основе постановки пьесы «Язык птиц» – одноименная философская поэма персидского мыслителя Фарида ад-Дина Аттара, созданная около 1175 года. «Древний текст позволяет создателям спектакля говорить о самых важных и в то же время очень простых вещах – любви, одиночестве, радости, растерянности, - отмечает критика. - Образ птиц, отправляющихся в долгое путешествие в поисках самих себя, идеально подходит для описания группы артистов БДТ и студентов центра «Антон тут рядом», которые больше года искали свой особый, «птичий» язык. Это язык тела, взглядов, звуков и тишины – язык, который позволяет всем участникам спектакля говорить на равных, говорить смелее, чем с помощью обычных слов».

В «Языке птиц» нет ролей в привычном понимании, но есть игровая структура. Действие основано на  монологах, которые актеры сочиняют, импровизируя, сами. Созданию поэтической атмосферы способствует музыка композитора-авангардиста Алексея Плюснина, сопровождающая сценическое действие. В спектакле звучат также духовные стихи и песни России – Тверской, Белгородской, Ярославской областей.  

По мнению Павловича современности нужен социальный театр, пионерами которого он называет Александра Брянцева и Зиновия Корогодского. Эти выдающиеся мастера  разрабатывали в свое время необычные стратегии работы театралов с подростковой аудиторией. Они стремились при помощи театра адаптировать к нормальной жизни многочисленных беспризорников, детей из неблагополучных семей. Найденные мастерами неординарные формы общения с подростковым контингентом могут быть в современном преломлении использованы и сегодня. 

Павлович рассказывает:  «При театре действовала агентурная сеть детей, которые имели особый допуск за кулисы, были приглашены на встречи с артистами и на прогоны спектаклей до премьеры, — так называемое «делегатское собрание». Каждый из его участников был делегатом от театра в своей школе, где исподволь заражал интересом своих сверстников…

По убеждению режиссера, спектакли, поставленные самими детьми под руководством мастеров – это уже педагогика, образ, проект. На взрослых, особенно парадных фестивалях  дискуссия порой возникает тяжелее, чем на детских. Нередко живые дискуссии подмениваются здесь обсуждением экспертов.
«На все нужны финансовые средства, - замечает Павлович, - немцы, к примеру,  создают летний лагерь, куда приезжают театры и репетируют с детьми версии больших спектаклей. Подростки получают возможность поработать с профессиональными режиссерами и актерами из разных регионов Германии. В качестве декорации посреди площадки устанавливается куб, который дети расписывают сами. Любопытный фестиваль с участием детских коллективов проводился также  в Словакии: тема его – «Эмпатия».
В интервью с журналом «Kulturelle Bildung» Павлович сказал, что, по его представлению, театральная педагогика держится на «трёх китах»: обсуждение – это первый кит, второй – пробуждение инстинкта игры, инстинкта авторства, а третий – непосредственно сама игра, в которой человек начинает осознавать себя. «На этом построена вся идея педагогики искусства, - подчеркивает Павлович, - если ты хочешь, чтобы ребенок воспринял картину, не веди его в музей, а посади перед листом и нарисуй картину вместе с ним».

По мысли Павловича мы вступили в период формирования новой зрительской культуры. Практика обсуждений уже вошла в обиход больших и малых, столичных и провинциальных  театров. Санкт-Петербург в этом плане является одним из лидеров. Об этом свидетельствует появление театров-лабораторий, формирующих интерес зрителей к читкам новых спектаклей. Расширился также и театральный язык, что отчасти обеспечило успешное продвижение документального театра или вербатима.
Чрезвычайно насыщенной оказалась беседа, проведенная с Виктором Ивановичем Николаевым, директором студенческого дворца культуры РГПУ им. А.И. Герцена, вдохновителем и художественным руководителем студенческого любительского театра «Ювента». По инициативе и при непосредственном участии Виктора Николаевича в 2016 году с большим успехом состоялся очередной театральный фестиваль «Прообраз».
Руководимый Николаевым молодёжный коллектив первоначально функционировал как студия, затем на ее основе был открыт студенческий  театр РГПУ им. А.И. Герцена, который с 2011 начал выступать на различных площадках нашего города. Любительский, а тем более студенческий театр – это важнейшая составляющая театрального дела как фактора воспитания, образования, общения.

Как отметил Николаев, у  молодого коллектива сформировалась стойкая потребность говорить со зрителем на серьёзные, волнующие любого думающего человека темы. Персонажами первого спектакля-мюзикла «Вот тебе и Гамлет» стали цивилизованные «дикари», чьи примитивные инстинкты вырываются на свободу под воздействием современной массовой культуры. Имя «Гамлет» в названии мюзикла послужило поводом для разговора о месте массовой культуры в современном обществе, что вызвало в студенческой среде бурные дебаты. 

Студенческий театр «Ювента» принял активное участие в жизни вуза и города в целом  – организовывал «Дни знаний», ежегодный конкурс «Первокурсник», принимал участие в проведении мастер-класса в рамках творческо-образовательного фестиваля «РазБеГ — Развитие Без Границ» (для учащихся с ограниченными возможностями), в благотворительной акции «Синдром доброты», приуроченной к Международному дню человека с синдромом Дауна (2010, 2011).
Стремление познакомиться с другими творческими коллективами привело актеров театра «Ювента» к идее организовать международный фестиваль молодёжных театров. Фестиваль, названный «Новый взгляд», собрал театры из двенадцати городов России, принял участие в 3-м Московском международном фестивале студенческих театров, провел мастер-классы в городе Веймаре, участвовал в фестивалях студенческих и любительских театров «Равноденствие 2008» «Балтийский берег-2011» и др. Казалось бы, открывался простор для реализации самых смелых, в том числе новаторских творческих намерений.

Однако с течением времени в силу ряда обстоятельств (прежде всего финансовых, организационных и пр.)  театр  «Ювента» на длительный период оказался вынужден покинуть стены педагогического Университета. Набор студентов в театр был отменён,  обучение и проведение множества мероприятий оказались под вопросом. Таковы реалии современной театральной жизни.

По убеждению Николаева – Фестиваль – это ключевое, определяющее понятие для молодежного студенческого театра. Режиссер сожалеет, что многие начинания образовательного плана в области фестивально-театрального дела не получают достойного продолжения. Так случилось с движением «Навстречу фестивалям школьных театров», с многообещающим «Фестивалем гимназического союза» и со многими другими проектами. «Фестиваль должен быть процессом непрерывным, только в этом случае он осуществляет свою культурную и образовательную функцию» - подчеркивает мастер, – непрерывность встреч, дискуссий, обсуждений найденного, поиск репертуара – процесс длительный, упорный, в полном смысле слова – творческий». 

Одним из недостатков школьных фестивалей Николаев считает недостаточную продуманность репертуара. Многие спектакли ставятся только ради того, чтобы эффектно выглядеть или формально соответствовать школьной программе. Режиссер полагает, что ставить Шекспира, Чехова слабыми любительскими силами нецелесообразно, порой даже смешно. Подростки должны играть своих сверстников, ставить волнующие их сейчас злободневные  вопросы.

Нельзя не согласиться с мастером, что цель учебного школьного театра – не в дополнении обучения, не в  иллюстрировании школьной программы, а в пробуждении у подростков творческого начала, активизации их мышления, в пробуждении у них интереса к самопознанию через театр. Возможно, в этом плане могут быть использованы также методы документального театра, когда с непосредственным участием зрителей ставятся непростые жизненные вопросы, через диалоги, монологи,  и сценические ситуации идет поиск путей к разрешению разного рода  конфликтов.

Мысли, прозвучавшие в высказываниях Николаева, в своем ключе продолжил Виталий Гордиенко, заслуженный артист России, главный режиссер ГБУК «ГМП Исаакиевский собор», который рассказал о проблемах бытования так называемых Детских театральных фестивалей. Главный вопрос, по его мнению, в том, идет ли речь о детской публике или о детском театре как специфическом жанре театрального искусства. «Театр, в целом, изменился кардинально, и изменил его во многом зритель. Зал, дыхание зала отбирает и корректирует спектакли,  -  отмечает Гордиенко, - каждый театр как живой организм имеет свой процент зрителей. В наши дни трудно бывает разобраться, какой зритель,  на что ходит и почему». 

Гордиенко сожалеет, что проблемы детского театра в российских театральных вузах практически остаются за бортом процесса обучения режиссера, сценариста, актера. Он подчеркивает, что в некоторых европейских вузах, например, в Дании,  детская драматургия – одна из базовых дисциплин учебного процесса

Как значительное явление художественной жизни города режиссер отметил деятельность детского фестиваля «Арлекин». Одному из руководителей театра «Зазеркалье» театроведу Марине Евгеньевне Корнаковой пришла в голову блестящая идея создать фестиваль, соединяющий артистов и зал не по жанру, а по направленности деятельности, связанной с детьми. Народный артист России Александр Васильевич Петров стал художественным руководителем театра. Так в 2004 году возник Фестиваль театров для детей «Арлекин» - поначалу совсем маленький, неотрывный от «Зазеркалья». Как полагает Гордиенко, второго такого фестиваля в России нет.  «Отсутствие насилия – в этом сила детского театра», - подчеркивает режиссер.

Корнакова также поделилась с нами своими соображениями. Она рассказала, что в свое время «Арлекин», ныне ставший аналогом российской «Золотой маски» в области детских театров, задумывался не как парад лучших спектаклей, а как средство реанимации театра для детей.

Среди многочисленных театров, принявших участие в этом фестивале, Корнакова выделяет коллектив  из города Мариинска Кемеровской области «Желтое окошко». Мариинск – крохотный  городок, долгие годы служивший зоной для ссылки. Не случайно его название:  театр здесь – едва ли самое сильное культурное явление в жизни людей. «Желтое окошко» учитывает особенности зрительского восприятия каждого ребенка, что и определило появление постановок, рассчитанных на разные возрастные группы. Театр имеет в всем репертуаре спектакли, предназначенные воспитанникам детских садов, школьникам, подросткам, а теперь представлена премьера для детишек от года до трех лет.   

Театрализованная деятельность – это не только воспитание, образование, но и своего рода психологическая терапия. Она помогает ребенку раскрепоститься – преодолеть робость, зажатость,  неуверенность в себе. Детские спектакли должны быть полны доброты – тогда они дают возможность ребенку ощутить красоту человеческих отношений, поддерживают в нем веру во взаимопонимание, порождают желание нести в жизнь прекрасное и доброе. 
Представленный на фестивале «Арлекин» спектакль театра «Желтое окошко» «Раз ладошка, два ладошка» длится всего двадцать минут: ведь маленьким зрителям на долгое время не удается сосредотачивать свое внимание. Двадцати минут ребенку, возраст которого еще столь мал, хватает, чтобы увлечься действии пьесы, что со временем у большинства маленьких зрителей может перерасти в увлечение театром».

Запомнились также режиссеру постановки Красноярского ТЮЗа, Оренбургского театра «Браво», Красноярского театра «Весна». Спектакль Екатеринбургского театра «Русалочка» был представлен на фестивале в видеопоказе (у театра не нашлось средств для приезда на конкурс).      По убеждению Корнаковой фестиваль – та форма, которая может стимулировать искусство. Так после победы на конкурсе театры получают порой от своих городов субсидии, что насущно необходимо для их успешного функционирования.

Дважды привозили на фестиваль из Нижнего Новгорода театр «Пиано» - коллектив глухонемых детей. Артисты театра «Пиано» – воспитанники детского интерната для глухонемых. «Пиано» представляет прекрасные пантомимные спектакли, дети-актеры демонстрируют редкостную музыкальность. «Пиано» - оказался гвоздем программы также на фестивале «Золотая маска», где был удостоен номинации «За честь и достоинство». В рамках «Проекта без слов» был представлен также спектакль из Кёльна «Снежная королева» (с сурдопереводом).

Особое внимание зрителей привлекла постановка «Колино сочинение» по книге Николая Голышева «Мой сын – даун». Пьеса эта основана на стихах   особенного мальчика страдающего синдромом дауна. «Дети с подобной инвалидностью практически выброшены из нашего общества, - с горечью отмечает Корнакова, - инклюзивные формы обучения в нашей стране мало - развиты. Театр предназначен растопить лед общения разных по возможностям детей».

Событием стал показ на фестивале «Арлекин» спектакля «Майская ночь» для незрячих детей, в восприятии которого задействованы все органы чувств, включая обоняние. Артисты передвигались по сцене в креслах на колесиках. Зрячим зрителям также было предложено надеть на глаза черные повязки. Во время обсуждения спектакля один зрячий семилетний зритель сказал: «Я смотрел много спектаклей, но не видел. А сегодня я не смотрел, но видел».

В настоящем сезоне на конкурс Национальной театральной премии «Арлекин» представлены постановки 15-ти детских театров России. В каждом городе – свои творческие акценты. В программе лаборатории  фестиваля имеет место представление эскизов спектаклей, созданных молодыми режиссерами и драматургами,  здесь предусмотрены также читки новых пьес. В области международного обмена опытом состоялись презентация брюссельского Театра Ля Каскет, (спектакль «Классный номер»), знакомство с  режиссёрской лабораторией «ШАГ 11+. Новая немецкоязычная драматургия».

Развитие у подрастающего поколения интереса, уважения к другим культурам, к различным национальным традициям и искусствам – момент очень важный в плане образовательном. Дети обладают способностью воспринимать не только танцы, песни, но и языки разных народов. 

В условиях фестиваля «Арлекин» подрастающее поколение реализует столь необходимую, но  во многом ограниченную в современных условиях, потребность свободы самовыражения. В период фестиваля все помещение театра преобразуется в «классы», где каждый юный зритель может найти себе место по интересам.

Активную деятельность развернула режиссерская лаборатория фестиваля «Арлекин», которая именуется «В театр на самокате». Работа ее проводится совместно с издательством «Самокат» и  Российским государственным институтом сценических искусств. Театр – лаборатория собирает критиков, ведущих режиссеров, экономистов, продюсеров, которые совместно в детьми пытаются найти ответ на вопрос: «Что такое детский театр сегодня?». Здесь проходят  также видео-показы, презентации, диспуты.

Детская аудитория, как известно, также не остается неизменной. «Современные дети – это не дети советского времени, воспитанные под влиянием коллективных детских организаций», - замечает Корнакова.  По ее убеждению, любой фестиваль, а тем более детский, должен быть обозримым, иначе эффективность его воздействия снижается. Успешными в плане общения могут оказаться самые скромные, немноголюдные фестивали.  Таков, например, фестиваль «Образ», где малые группы детей, собранные по интересам,  легко находят язык для общения. 

Особо отметили зрители и профессионалы  удивительный проект  «Театр без границ», который украсил многие театральные фестивали, включая зарубежные. Начало этому уникальному проекту было положено в 2000 году, когда в Психоневрологическом интернате №3 Города Петергофа энтузиасты (Б. Чернышев, Н. Перец и др.) организовали театральную студию для молодых людей с множественными нарушениями в развитии. 

«Колыбельная Ветра» - поэтический спектакль, воплощённый на сцене молодыми людьми, имеющими тяжёлые формы инвалидности, был осуществлен совместно с друзьями и коллегами из Швейцарии. За время существования студии было создано более двенадцати спектаклей. Спектакль «Прогулка» прошел при полном аншлаге на Малых сценах Театра Юных Зрителей и Балтийского Дома, а также был успешно показан в различных городах Швейцарии и Германии.  

Как правило, спектакли международного проекта «Театр без границ» создаются за две недели в свободной, импровизационной манере. Структура спектаклей построена по принципу соединения этюдов, которые рождаются спонтанно и не похожи один на другой. Тема очередного спектакля никогда не обсуждается заранее, однако в нем могут участвовать и «домашние заготовки», и эпизоды любимых постановок, и новые пробы артистов.
Понятно, что для внешней лёгкости исполнения своих ролей, «особенным» актёрам пришлось приложить невероятные усилия. Однако это придаёт полученному результату ещё большую значимость, показывая, насколько важен проект, позволяющий особым людям почувствовать себя нужными, способными выступать на одной сцене с профессионалами. С помощью театрального искусства особые артисты учатся диалогу, учатся устанавливать коммуникацию с собой и внешним миром. Играя свои роли, проживая различные ситуации, которые сопровождают их в реальности, артисты – инвалиды преодолевают собственные проблемы и барьеры .
Очевидцы вспоминают, насколько поддержала артистов-инвалидов петербургская публика: давно не знал ТЮЗ подобных оваций, аплодисментов. После окончания спектакля зрители, большинство которых составляли дети,  двинулись на сцену для общения с артистами. Несмотря на то, что в спектакле была задействована сложная для восприятия система театрального языка, никто из юных зрителей не покинул зал.
«Арлекин» - форма существования театра, урок для актеров, режиссеров и для театральной публики.  «Фестиваль «Арлекин» строится по принципу слоеного пирога, - рассказывает Корнакова, - вершина – сливки, то есть отобранные заранее спектакли. Внизу – внеконкурсная, то есть не прошедшая по баллам,  программа в которой встречаются чрезвычайно интересные постановки». Так, «Гран-при и приз от жюри критиков получил внеконкурсный спектакль «До свидания, Золушка!» по мотивам киносценария Е. Шварца (режиссер Анатолий Праудин). Режиссёрское понимание пьесы позволило оторваться от текста Шварца, многое перекроить и досочинить. Праудин – жёсткий концептуалист, и его режиссёрская логика достаточно извилиста, но дети, уставясь на маленькую, устланную белым войлоком сцену, почему-то смотрят трёхчасовой спектакль как загипнотизированные.
Корнакова сожалеет, что в детских театрах идет   сегодня немало плохих, неудобоваримых спектаклей, которые подрывают авторитет театра в целом. Детский театр должен сохранять свою природу, в частности, не уходить в сферу взрослого театра, что, к сожалению,  нередко происходит.
В настоящее время фестиваль «Арлекин» уже имеет свою публику. Было время, когда арендованный для фестиваля зал «ТЮЗА им. Брянцева», рассчитанный на 700 мест не заполнялся, организаторам приходилось открывать двери бесплатно для всех желающих. Сегодня задолго до начала фестиваля распродаются практически все билеты. Посетители фестиваля «Арлекин» активно посещают лабораторию, в рамках которой проходят круглые столы, диспуты, что, разумеется, отрадно. Фестиваль идет целую неделю при большом стечении публики. Привлекает детей также учрежденный фестивалем «Приз зрительских симпатий»: дети сами по своему усмотрению выбирают победителей.

Немало любопытных соображений по поводу фестивалей высказал директор «Этюд-театра» - недавний выпускник СПбГАТИ Алексей Никитин.  Он называет «Этюд-театр», который недавно отметил свое пятилетие,  театром – лабораторией. Задача подобного экспериментального коллектива – за предельно короткие сроки (в течение недели) создавать все новые показы для театральной публики. Благодаря этому, по мнению Никитина, осуществляется современный подход к выбору репертуара и к самому процессу постановки. Задача «Этюд-театра» – охват, по возможности, предельно разнопланового репертуара, поиск новых пластических, музыкальных решений и пр. 

Работа «Этюд-театра» проводится следующим образом – определенная тема предлагается одновременно четырем режиссерам, которые дают четыре оригинальных решения. Творческий показ режиссерских вариантов предполагает дискуссию, в результате которой отбирается наиболее удачное, перспективное решение. 

Сравнительно недавно был осуществлен опыт приглашения четырех молодых режиссеров из разных городов – Екатеринбурга, Москвы, СПБ.  Предложенная тема – «Любовная лихорадка или любовный дуэт». Постановщики сами вольны были выбирать сюжет из мира литературы. Три из четырех показов пьес уже успешно состоялись, два из отобранных спектаклей и сейчас идут на различных площадках. В постановках, по мнению Никитина, сказался даже разный ритм жизни городов. Так, в Санкт-Петербурге  люди более привязаны друг к другу, контакты – более родственные, дружеские тесные. Это отражается и на составе театральной публики.
Никитин высоко оценивает опыт так называемой «читочной лаборатории», проходящей в рамках петербургского фестиваля «Приют комедианта» и др. По убеждению молодого режиссера, «читки» новых пьес с обсуждением –  очень перспективная форма современной театральной жизни. Форма эта чрезвычайно эффективна в плане творческом, просветительском: люди заряжаются идеями, и активно ими обмениваются. При этом совершается большой скачок в формировании личности. В этом направлении эффективно работает театр-лаборатория при музее Анны Ахматовой.  

Большие фестивали зачастую носят характер развлекательный с элементами шоу, в проведение маленького, но насыщенного фестиваля порой вкладывается ничуть не меньше творческих усилий. Никитин убежден, что государство должно финансировать прежде всего не масштаб, а саму идею фестиваля, требовать ее реализации, что, разумеется, является утопичной мечтой.
Беседа с Михаилом Каргопольцевым – одним из основателей негосударственного театра «Цех» позволила осветить пути, которыми добиваются признания созданные благодаря упорству и энергии молодых театралов-энтузиастов, коллективы. «Цех» – это весь курс выпускников Театральной академии, команды мастеров Анатолия Аркадьевича Праудина, Виолетты Георгиевны Баженовой, Юрия Андреевича Васильева. Интересно было узнать, на чем сегодня подобный театр  держится, где добывает средства, как рекламирует свои спектакли.  По мнению Каргопольцева делать  все с нуля и своими руками – идеальная форма творческого опыта.
Театр «Цех», получивший недавно «Молодежную премию в области художественного творчества», внешне неприметен: он «спрятан» в глубине дворов Конюшенной площади. Близость к центру отчасти способствует посещаемости спектаклей. По словам Каргопольцева, «Цех» осуществляет своеобразный образовательный проект, и делает это по-своему.
«Зритель меняется, - рассказывает Каргопольцев, - уходят одни, приходят другие. Большинство людей хочет и требует “перфоманса”. Это результат смещения понятий. Ребенок, находясь в большом торговом центре и наблюдающий там выступления аниматоров, нередко полагает, что это и есть театр. Многие долгое время остаются при этом заблуждении. Устраиваем  и мы порой своеобразные «тусовки» со зрителями. Но главное для нас – образовательный стимул. Мы осваиваем и растим нового зрителя».

На сцене «Цеха» ставится серьезный репертуар, создано уже одиннадцать спектаклей, среди которых пьесы А. Пушкина, Н. Гоголя, Б. Брехта, В. Маяковского. Коллектив готовит к показу «На дне» М. Горького, «Темную башню» Кинга, есть проект постановки «Улисса» по Д. Джойсу и др.  «Акцент делается на русской театральной школе, которая всегда не только представление, но и переживание, осмысление, опыт самопознания, говорит Каргопольцев, - интересуемся мы также авангардом, гротеском». 

Театр  «Цех» стремится дать молодым новое видение литературы, в том числе входящей в школьную программу, благодаря чему может возникнуть увлечение автором. Есть в репертуаре театра и детские спектакли: так,  для самых маленьких поставлена пьеса «Муха-Цокотуха». Художник, находясь среди артистов на сцене, рисует прямо в присутствии детей. Успех значителен. Театр уже находит своих спонсоров, благодаря которым приходит новая техника, проводятся сценические нововведения.

Каргопольцев рассказал, что театр подает заявки на все фестивали, в том числе и на монофестивали. Фестиваль содержит момент соперничества, конкурса что, по мнению режиссера, особенно ценно. «Мы нуждаемся в поддержке фестиваля на нашей площадке, в помещении «Этюд-театра» и пр. На базе фестиваля нередко возникает поисковая студийная лаборатория. Результаты читок пьес, обсуждений подсказывают, в какую сторону должны двигаться современные фестивали, как к ним готовиться, чтобы прорваться в будущее театра. Открытие – стержень, на котором мы держимся», - подытожил интервью Каргопольцев.
Интересную направленность имели также беседы с практикующими актерами, как опытными, так и начинающими, которые откровенно осветили ситуацию в области театральных фестивалей с собственных, практических,  позиций. Александра Никитина – недавняя выпускница Академии – призналась, что для нее фестиваль – всегда желанное событие, яркие красочные афиши которого радуют и актера, и зрителя. Особый стресс молодой артист испытывает при отборе ролей для фестивальных спектаклей. Никитина разделяет мысль по поводу особой привлекательности такой формы работы как читка новых пьес. 

Никитиной как начинающей актрисе довелось эпизодически принимать участие в работе разных театральных коллективов, включая любительские, что оказалось весьма поучительным. Незабываемым опытом стало для молодой актрисы общение с современными старшеклассниками, которых разделяла с ней всего пятилетняя временная дистанция. Подобная работа безусловно помогает лучше познать новое поколение.

Никитина поделилась впечатлением, полученным  в одном из школьных театральных коллективов, где проходили читки пьес шестнадцати-восемнадцатилетних авторов.. Никитину поразила пьеса, представленная одной из  старшеклассниц  на тему о школьных взаимоотношениях. По впечатлению актрисы за пять лет, прошедших после окончания ею школы, произошло некое переосмысление морально-этических норм: кардинально изменилась  дистанция между учителем и учеником, оказалась потерянной субординация.

Пьеса школьницы-драматурга носила характер диалога. Никитина была поражена стилем вербального общения подростков с учителями и между собой – отсутствием мотивированных высказываний, обилием сленга и пр. На удивленный вопрос, так ли все происходит в реальности, автор пьесы не нашла ответа, так как не могла уловить самой  сути заданного вопроса. «Все нормально написано», - поддержали ее одноклассники.

В связи с этим невольно вспоминается Л. Гинзбург, которая еще полвека назад предупреждала об опасности тенденции к «совмещению несовместимого как принципа словоупотребления, о принципиальной стилистической какафонии»
. На наш  взгляд, мы сталкиваемся с результатами этого процесса в условиях современного общения учеников и учителей в школе. Можно полагать, что  диспут, о котором рассказала Никитина, относится к области так называемого документального театра, где реальность сливается со сценой и становится ее продолжением

Разумеется, масштабные фестивали не могут касаться подобных тем – большие залы, обилие публики, высокие цены диктуют свои законы восприятия. На уровне крупных фестивалей скорее познаются различия во взглядах на театр, причины, по которым многие спектакли не могут удержать внимание публики – случается, что половина  зала уходит во время  антракта. 

Никитина задается вопросом: всегда ли хочет ли современный зритель, утомленный бешеным ритмом жизни, погружения в глубокие нравственные темы?  Вопрос этот далеко не однозначен. Многие предпочитают театр развлечений, но он непременно должен быть хорошим, профессиональным, действительно веселым. Актуальность и уместность   различных форм юмора в театре – тоже вопрос серьезный. Любой спектакль должен дарить людям энергию, а не ввергать в депрессию,  которой и без того в жизни предостаточно. Унылые, растянутые пьесы актеры тоже не хотят играть. 

«Фестиваль – всегда лаборатория, - замечает актриса, -  его успех во многом определяется тем, как складываются отношения между его участниками. Актеров в Санкт-Петербурге очень много–  избыточно много. Далеко не всем удается состояться в профессии, а фестиваль – это шанс. Рождается новое ощущение времени: в сжатые сроки здесь реализуется поиск новых форм и новых людей. На фестивалях действует эффект случая. Фестиваль дарит надежду».

По мнению артиста среднего поколения, Олега Игоревича Жилина, хорошо знакомого зрителю по телесериалам, наиболее интересная форма фестивалей – это фестивали самодеятельные, а также детские. Крупные масштабные, щедро финансируемые фестивали нередко превращаются, по его мнению, в парад профессионалов, на котором царствует заранее установленная предопределенность, а  жюри действует по принципу «кукушка хвалит петуха».

В этом плане позиция Жилина близка к той, которой придерживается Норенко: «Любое хорошее начинание можно убить безденежьем или, наоборот, “денежьем”, когда все проплачено и предопределено заранее, - подчеркивает Норенко. – На подобных лакированных мероприятиях-празднествах утрачиваются критерии оценок, отсутствует радость неожиданных открытий, а сам фестиваль превращается в сплошное застолье». 

Проблему отбора жюри для каждого конкретного фестиваля Жилин считает очень серьезной. Что касается публики, то, по его мнению, современный петербургский зритель в целом достаточно благосклонен: «Зритель подобрел», - с улыбкой замечает артист, - люди снова стали с удовольствием ходить в театр, и это хорошо!»

Проблему театрального репертуара, по мнению Жилина, нельзя решать в отрыве  от проблемы телесериалов, которые во многом задают тон обывательскому восприятию.  Те, кто участвует в телесериалах, прекрасно понимают, что зрителя нельзя «загружать». Действие должно быть занимательным, моментами интригующим – и не более того. «Домохозяйка не будет смотреть многосерийный проблемный фильм, - продолжает Жилин, “про что“  - должно сразу вылетать из головы. Нужна простая история. В этом секрет успеха сериала». 

По мнению актера. в том же стиле нередко практикует и театр-антреприза. Легонькую веселую пьесу со звёздами зал с удовольствие принимает, потому и «обкатывают» ее многократно. Образовательный фактор здесь отсутствует, но зритель доволен. Многие театралы сегодня полагают, что воспитывать должна семья и школа, а театр должен развлекать, отвлекать от проблем. И в этом, полагает Жилин, есть своя правда.

Совсем другое дело драматический театр, серьёзный театр, постановка произведений классиков. Хотя сегодня многое упростилось в нашем образе жизни, поход в драмтеатр все же остается событием. Но современные пьесы в том числе и на известные сюжеты, нередко столь сложно «закручены», что зритель логику режиссерской «зауми» уловить не может и чувствует себя униженным. Режиссер не должен быть умнее всех, а зрителя нельзя унижать – это тоже закон театра.

 «Театр связан и с киноискусством, это аксиома, - продолжает Жилин, - но где сегодня российское кино, которое можно было бы поставить наравне с великолепными фильмами советской поры? Все закрылось, никто ничего не снимает! Хотят строить кинотеатры, но в них нечего сегодня показывать. У каждого киноартиста  беспросветно закрыто по три-четыре проекта. Когда мы достигнем дна, быть может, начнем всплывать. Жить без оптимизма сложно. Все будет хорошо», резюмирует актер.

Заслуженный артист России Артур Викторович Ваха также связывает положение в области образования и культуры с «отупляющим засильем» ТВ и интернета. «Молодежь уже не воспринимает содержание без эффектной, бьющей в глаза формы. Процветает потребительство, бездуховность. Публика жаждет зрелищ, красоту ей подавай», – восклицает артист. По мнению Вахи, театр – это единственное, что еще держится на уровне, в театре еще можно реализовать не коммерческий проект, а нечто глубокое, «для себя». Театр пока живет, что становится все труднее. 

Фестивали нужны, это живой обмен энергетикой,  возможность высказаться, показать себя, если делать все по-честному и серьезно. Увы,  помпезные коммерческие фестивали все больше задают тон. Здесь заранее все известно, даже премии распределены. Фестиваль вследствие этого также постепенно скатывается в область развлечений, становится явлением  полуэстрадным. Критики отдают дань моде, процветает всеобщее равнодушие цинизм. Мало в наши дни умных и честных критиков, большинство пишет заказные статьи. Ваха замечает, что в наши дни господствует цензура не идеологическая, а экономическая, и это мало внушает оптимизма. «Но все же, - заключает Ваха, - публика возвращается в театр по сравнению с 90-ми. Было время: половина зала – уже победа, а сегодня зачастую – аншлаг.   Другое  дело, что меняется сама суть театра, но, как сказал Гераклит, время – мальчик, переставляющий шашки. Время покажет». 

В несколько другом настрое проходила беседа с заслуженной артисткой России, членом Союза концертных деятелей Петербурга, кандидатом искусствоведения доцентом Санкт-Петербургской консерватории Марией Германовной Людько. Она состоит в независимом наблюдательном совете Центра культурных программ,  неоднократно была членом жюри фестиваля детских музыкальных театров и потому имеет в данной области богатый опыт. 

Людько  рассказала, что выступления детских коллективов в целом всегда производят на нее самое благоприятное впечатление. Радует искренность участников, их усердие, увлеченность любимым делом. Наибольшие нарекания со стороны жюри стабильно вызывает детский конкурс чтецов.  Людько замечает, что в условиях современной школьной системы  недостаточно внимания уделяется развитию у учащихся всех возрастов умения красиво говорить, резко сократились занятия выразительным чтением и пр. Возможно, причиной является компьютеризация обучения и упрощение вербальных контактов между школьниками и учителями. Да и сами учителя зачастую не владеют мастерством убедительного речевого общения.

Мария Германовна вспоминает, что в прошлом по радио часто можно было услышать чтение литературных текстов выдающимися артистами, что сегодня мало практикуется. Существующие аудиокниги свидетельствуют о падении у артистов уровня мастерства выразительного художественного чтения. Так, например, прослушанная Людько запись отрывков из книги С. Моэма «Театр»  не соответствовала уровню профессиональных требований – она звучала в преподнесении современного чтеца скучно, уныло. 

В связи с этим развитие у  участников детских театральных коллективов культуры произнесения слова исключительно важная  для современности проблема. В условиях фестивалей надо как можно чаще организовывать конкурсы юных чтецов, выработать в связи с этим определенные требования касательно художественного, смыслового,  дикционного произнесения литературных текстов.  Что касается уровня музыкального исполнения своих партий детьми – то преимущественно на фестивалях  представлена полуэстрадная манера пения, «полудомашнее» музицирование. «Иногда дети выходят в красивых дорогих костюмах, но ничего интересного не происходит, но бывают и открытия».

Людько полагает немаловажным, чтобы возможно большее число детей было охвачено данным видом деятельности. Нелишне было бы включить в школьные программы факультативы и даже обязательные занятия по воспитанию основ выразительного чтения. Этими занятиями могли бы руководить специалисты в области сценической речи, включая молодых артистов. Здесь успешно могут проводиться тренинги по раскрепощению, обучению искусству речевой импровизации и пр. Все это важно для ориентирования человека в будущей профессии, какова бы она ни была. Умение выразительно говорить – основа успешной деятельности представителей самых разных специальностей и путь к повышению культуры  человеческого общения  в целом.

Пребывая в жюри фестивалей в течение двенадцати лет, Людько заметила, что публика как таковая и ее отношение к проблемам театра изменилось. Фестивали обретают все большую популярность, завоевывают своего слушателя. Тем не менее, увы, и в детской аудитории растет число пресыщенных, равнодушных зрителей, которых трудно увлечь любым открытием. Публику, и прежде всего - детскую надо воспитывать в любви и уважению к искусству. «Театральный зритель, концертный слушатель – не потребитель, он должен сопереживать, отношение зала впрямую влияет на артиста. Театральный
 спектакль – чудо, священнодействие. Занимайтесь театром. И будете счастливы!», - завершила свое повествование Людько.

Интересно обратиться также к тому. что думают по данной проблеме молодые театроведы. Нам довелось провести беседу с магистранткой Театральной Академии Юлией Осеевой.  По ее мнению, ценность фестиваля как культурного явления в том, что он охватывает все виды драматургии.  «Фестиваль – место встреч профессионалов, любителей, зрителей, критиков, спонсоров. Бывают сложности в выстраивании дискуссий, многим трудно быть  в диалоге, говорить по делу и пр. Это, в частности, дало о себе знать на фестивалях при новой сцене Александринского театра. Дети как участники обсуждений зачастую несостоятельны в силу отсутствия подготовки. В этом  Осеева усматривает пробелы школьного образования. 

Среди детских мероприятий Осеева, помимо «Арлекина» и «Радуги», о которых уже шла речь, выделяет фестиваль при молодежном театре «Мастерская». Сюда юные авторы пьес могут присылать свои драматургические опыты. Артисты театра ездят по регионам, что, разумеется, также необходимо. Осеева выразила сожаление, что заглохла деятельность многообещающего детского фестиваля при додинском театре. 

«В наши дни возникла новая форма сосуществования актера и зала», - подчеркнула Осеева. - Особую надежду возлагают молодые театралы на документальный театр как особую форму общения артистов и аудитории. Чрезвычайно важно проведение в Санкт-Петербурге фестиваля документальных театров, который
 во многом помог бы разобраться и способствовал нахождению новых форм. Фестиваль – это театр в разрезе.  Все фестивали грустят о финансах, которые так нужны и для организационных моментов и для приглашения знатоков-профессионалов в качестве членов жюри». 

Осеева подчеркивает, что театральное искусство в различных формах непременно должно внедряться в современный образовательный процесс. Причем, процесс этот предусматривает отнюдь не только посещение театров. Многие музыкальные школы сегодня переименованы в школы искусств, где функционируют театральные коллективы. Но число их участников явно ограничено, необходимо смелее налаживать связи школ искусств со школами общеобразовательными.

Каждая школа при желании ее руководства и содействии родителей  может создать свой любительский театральный коллектив, что не требует больших финансовых затрат,  доказательство тому – успешная работа театра, функционирующего в рамках гимназии при Русском музее. Родители совместно с учителями принимают здесь активное участие в организации и проведении постановок. «Важно, чтобы подобными коллективами руководили молодые энтузиасты. А таковых немало можно найти среди сегодняшних выпускников нашего вуза. Это обогатит образовательный процесс, будет способствовать сплочению детей на творческой основе», - заключила Осеева.

Выводы по второй главе
2. Театральный фестиваль - мощный стимул воздействия на публику,   ценный фактор обмена опытом для профессионалов и непрофессионалов. 

3. Театральный фестиваль – важный воспитательный и образовательный фактор.

4. Актуальной задачей, стоящей перед организаторами фестивалей является система отбора репертуара. Необходима выработка более четких критериев в данном отношении.

5. Заметна активизация восприятия театра публикой, особенно в молодежной аудитории.
6. Так называемое медиа-поколение более раскованно внутренне и при дефиците познаний демонстрирует развитую способность оценочного суждения.

7. Большие коммерческие фестивали зачастую бывают «абсолютно коммерческими»  и  потому предсказуемыми и малоинтересными. 

8. Цензура во все времена не прибегала к объяснению своих мотивов. Сегодня, когда на смену цензуре политической пришла цензура финансовая, ситуация сделалась еще более жесткой, порой непреодолимой.

9. Фестивали можно «убить» как безденежьем, так  и избыточным финансированием отдельных «заказных» программ, что нередко и происходит.

10. В состоянии забвения находится современная детская драматургия.

11. Необходим новый непредвзятый взгляд на содержание драматургии советского периода, которая хранит богатый пласт психологического осмысления человеческих взаимоотношений.

12. Нужны тематические фестивали, в том числе посвященные классикам (Островскому, Горькому, Чехову), а также драматургам ХХ-XXI столетий (Арбузову, Вампилову и др.)

13. Обогащению школьного образования могут способствовать Детские фестивали, которые мало спонсируются. В последние годы практически исчезло, увы, и детское киноискусство.

14. Детскими театральными фестивалями должны активно заниматься совместно с театрами  школа и вуз. Эти не самые дорогие в финансовом плане мероприятия бесценны в плане образовательном. 

15. Чрезвычайный интерес для педагогов может представить знакомство с работами подростков и юношей, выступающих в роли драматургов, режиссеров, Их жизненная и творческая позиция вырисовывается в этих постановках с оригинальной и неожиданной стороны.

16. В современных театрах преобладает не просветительская, а развлекательная тенденция – то ли как дань моде, то ли  вследствие равнодушия, то ли как целенаправленное разрушение театра. 

17. Зрительского опыта восприятия современного европейского искусства недостаточно. Практически отсутствует опыт восприятия отечественной аудиторией современного авангарда, приобщение к которому является задачей не только фестивалей, но и образовательных программ в целом.
18. Театральные фестивали будущего напрямую зависят от процесса социального,  экономического и образовательного развития общества в целом.
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МЕМОРАНДУМ О КОНФИДЕНЦИАЛЬНОСТИ.

Настоящий бизнес-план фестиваля «Код времени» инвестиционного проекта содержит информацию, которая необходима для оценки возвратности заемных ресурсов и экономической эффективности проекта. Он не может быть использован для каких-либо других целей или передан третьим лицам и скопирован.

Получатель гарантирует возврат данного экземпляра бизнес-плана указанному в нем лицу, в случае, если представленный проект ему не подходит, и он не намерен кредитовать или вкладывать инвестиции в этот проект или иным образом содействовать его реализации.

Данные, содержащиеся в бизнес-плане, являются строго конфиденциальными, и получатель дает согласие не разглашать содержащуюся в нем информацию. 

РЕЗЮМЕ ПРОЕКТА

Проведение театральных фестивалей в последние годы заняло видное место в современной художественной и общественной жизни России. Театральные Фестивали как популярный востребованный жанр способствуют повышению образовательного уровня зрителей, которые становятся активными участниками обсуждения и оценки театральных новаций. Вследствие этого в наши дни наблюдается процесс формирования активной, образованной  фестивальной аудитории. Современная кризисная ситуация в области театрального искусства актуализировала поиск новых форм  проведения фестивалей. Кризис – это перестройка, пересмотр сложившихся стереотипов культурной жизни и форм проведения досуга, который сопровождается мощным выбросом энергии.

В плане создания проекта театрального фестиваля в современной ситуации исключительную важность обретают вопросы финансирования, поиск  и определение его источников. Процесс этот основывается на  анализе современного театрального процесса в его целостности, а также возможностей зрительского и спонсорского участия в нем. Важно также изначальное установление контактов с органами управления театральной жизнью в региональном масштабе, нахождение потенциальных спонсоров. Одним из определяющих факторов успеха фестиваля является установление путей общения со средствами массовой информации. 

Организационно-художественные формы проведения театральных фестивалей в Российской Федерации находятся сегодня в процессе активных преобразований. Изменение запросов зрителей, рост их образовательного уровня, сложные социально-экономические условия функционирования театров, наблюдаемый в стране кризис бюджетного финансирования в области реализации  культурных проектов тормозит развитие театрального искусства в целом и фестивального движения, в частности.

Фестивальные мероприятия проводятся в единстве установленного пространства страны, региона, города, концертного или театрального зала. Фестиваль как культурная акция предполагает наличие своей аудитории, на которую ориентирована его художественная концепция. Аудитория эта в потенциале должна с течением времени расти и развиваться.

Фестиваль как явление культурной жизни отличается особой приподнятой атмосферой, ощущением праздничности, предчувствием новых открытий. Программы фестивалей ориентированы на показ лучших спектаклей, наиболее ярких и в связи с этим, возможно, спорных режиссерских и артистических творческих находок. Для успешного проведения фестиваля важна оригинальная и смелая репертуарная политика. Программа фестиваля должна быть существенно отличной от установившихся стереотипов и шаблонов. Вместе с тем, для активизации зрительского восприятия важен так же фактор узнавания, который стимулирует увлеченность и активность зрительского зала.

Основная задача современного театрального фестиваля - быть предельно привлекательным  как для профессионалов, так и для любителей театрального искусства. 

Фестиваль включает в себя не только просмотр серии спектаклей, объединенных общей идеей, но и обязательное их обсуждение, дискуссию. 

Четкая временная ограниченность фестиваля обеспечивает его содержательную насыщенность.

Многое в  области фестивального дела держится на энтузиазме его организаторов и непосредственных исполнителей, которые заинтересованы в распространении своих творческих находок.  Немаловажен также  авторитет  привлеченных к проведению фестиваля организаций и творческих личностей. Сохраняется надежда, что по мере стабилизации финансового положения в России фестиваль как эффективная форма приобщения зрителей к искусству, как способ повышения образовательного уровня людей станет более приоритетным.

Создание проекта театрального фестиваля как специфической организационно-художественной формы – достаточно сложная задача в связи с отсутствием единой художественной платформы, которая едва ли может быть сегодня создана. Цели и задачи отдельных фестивалей. их масштаб, уровень спонсорской поддержки весьма рознятся между собой.  Для убедительного анализа и конструктивного  обобщения данной проблемы, с целью создания целостной фестивальной системы необходимо объединить усилия театроведов, актеров, режиссеров, преподавателей различных уровней, специалистов в области образовательного менеджмента, а также зрителей. С целью обеспечения финансирования фестиваля необходимо привлечение спонсоров, которых важно суметь заинтересовать и убедить в перспективности, а также, по возможности в потенциальной прибыльности предлагаемых проектов. 

ОПИСАНИЕ ОТРАСЛИ.

В течение последних десятилетий сформировались устойчивые художественно-организационные формы проведения фестивалей, обозначились определенные источники финансирования. В процессе находится накопление опыта репертуарной и маркетинговой политики идет активный поиск творческих контактов со зрительской аудиторией на разных уровнях. Учитывая важность образовательного и воспитательного фактора проведения театральных фестивалей, на первый план выходит установление контактов с общеобразовательными школами, профессиональными училищами, техникумами, вузами и пр. Процесс этот также нуждается в системном подходе, который находится сегодня в стадии осмысления, разработки и обретения опыта и практической реализации. 

Предлагаемый проект органично вписывается в названный контекст. Изучение опыта  системы мероприятий маркетинга  в комплексе позволит сделать предполагаемый фестиваль экономически обоснованным и, вследствие этого – эффективным и успешным в плане достижения максимального художественного эффекта и обретения общественного резонанса.

Театральный фестиваль  в наши дни получил достаточно широкое распространение в области зрелищных искусств - театра, музыки, цирка, кинематографа и даже телевидения. В настоящей  работе мы ограничимся рассмотрением театрального фестиваля, в частности, речь пойдет об опыте проектирования пробного  фестиваля документального театра «КОД ВРЕМЕНИ». В данном названии обыгрывается слово ДОК (КОД). В будущем жанр фестиваля планируется менять каждый год.  

Объектом проекта, является организация и проектирование фестивальной  программы документального театра, который проводится в Санкт-Петербурге впервые. В проекте обосновываются  организационно-экономические основы проектирования предлагаемого фестиваля.  

ЦЕЛЬ настоящего проекта – обоснование модели разработки проекта театрального фестиваля, что и обуславливает поставленные задачи:

1.
Изучить литературу по теме исследования;

проанализировать фестиваль как особую художественную форму.

2.
Выявить основные организационные этапы подготовки и проведения фестиваля как социального - культурного проекта;

провести подготовленный эксперимент и проанализировать результаты его реализации. 

3.
Разработать экономическое обоснование предлагаемого фестиваля документального театра в СПб.

Фестиваль – понятие многомерное, не имеющее на сегодняшний день однозначного определения. Согласно словарю русского языка С.И. Ожегова: «Фестиваль - широкая общественная, праздничная встреча, сопровождаемая смотром достижений каких-нибудь видов искусств».
Мы живем в эпоху переосмыслений и ожиданий. Иными становятся ценностно-смысловые черты художественного мира эпохи, происходит инверсия восприятия. Язык современного театра также находится в активнейшем процессе переосмыслений и обновлений. Многие не удовлетворены ситуацией в театре. Современный зритель, уставший от изобилия выдумок и представлений, отстаивает свое право на мгновенное реагирование, на реальное вмешательство в театральный процесс. Главное требование зрительского контингента – вовлечение зала в сценическое действие. 

Документ (лат. – доказательство, образец, свидетельство) по сути своей предназначен для его передачи во времени и пространстве. Благодаря опоре на документ-событие, документ-личность,  документ-реальная ситуация и пр. активно действует сильнейший эффект узнавания самого себя (как актером, так и зрителем),  что  образовывает и преобразовывает человека. Этический принцип – невмешательство в документ: его нельзя исказить, приукрасить. 

В Документальном  театре актер вступает в диалог с залом, делая его причастным действию. Метод «вербатим» - технология, основанная на интервью, реальных диалогах и монологах, Подобный путь, затрагивая глубинные пласты сознания. отнюдь не развлекателен и обладает мощным воспитательным и самовоспитательным эффектом. Документальный театр по природе своей не может быть объектом досуга,  потребительства и рынка.

Идея, положенная в основу настоящего плана-проекта -     создание Фестиваля театра нового типа, обращенного, главным образом,  к молодым людям. Каждый год мы планируем выбирать новый жанр и задавать фестивалю другие рамки с целью создания своего зрительского контингента. Документального театр в рамках настоящего фестиваля должен  демонстрировать все разнообразие жанра в плане тематики и формы подачи.

Интерпретация документа (актерски поданной на сцене реальной жизненной ситуации) театральными средствами  чрезвычайно впечатляет как актерски точно поданная реальность. При этом работает эффект узнавания личностей, ситуаций и пр. Воздействие документального спектакля усиливается благодаря его разомкнутости, отсутствию окончательных выводов, показу жизни. Вследствие этого позиция зрителя предельно активизируется, что исключительно важно как новая форма образовательной и воспитательной работы.

Фестиваль документального театра позволяет ориентироваться не только на взрослую аудиторию, но в значительной мере школьников, студентов педагогических вузов и учителей школ. В организации и финансировании данного фестиваля в отличие от других фестивалей можно  подключить не только Минкультуры, но и Минобразование.

В рамках настоящего фестиваля   необходимо выделить линейку для школьников. Для них следует также организовать занятия по основам театрального искусства, которые позволили бы им ассимилировать этот новаторский вид театра и принять в нем реальное практическое участие. Для учителей школ и преподавателей других учебных заведений, которые выразят желание  театральный жанр doc. могут быть предложены лекции и практические занятия по  театральной педагогике могут быть интересны  для тех профессионалов.
Драматическая психо-драма – это особенность документального театра. Внутри документального фестиваля должен состояться мастер-класс драматургии. С этой целью желательно пригласить из Московского театра «ДОК», школы МХАТ и др. режиссеров, драматургов, актеров,  работающих в данном жанре. Их может привлечь то, что подобный фестиваль проводится в СПб впервые, что может способствовать  может способствовать рекламе документального театра.

1.
На сегодняшний день проведены переговоры с руководителями театров и достигнуты определенные результаты. Выразили согласие принять участие в проведении фестиваля режиссер частности, открытие – закрытие и пр.

2.
Необходимо также по возможности активизировать прессу. Писать должны как студенты, так и профессионалы. Желательно, чтобы разгорелась дискуссия в печати, что привлечет внимание к Фестивалю. В этом плане задействованы.

ФЕСТИВАЛЬ «КОД ВРЕМАНИ» документального театра призван отразить то новое, яркое, оригинальное и перспективное, что создано на сегодняшний день в названной области театрального искусства. Вместе с тем, фестиваль как концентрированное мероприятие позволит комплексно изучить явление документального театра во всех его сложностях, противоречиях и спорных моментах. Одна из основополагающих задач фестиваля – привлечь внимание и профессионалов (театроведов, режиссеров, актеров, драматургов, сценаристов, директоров театров), а также зрителей к проблемам театрального искусства и его новациям, нашедшим отражение в документальном театре. Творческие дискуссии как непосредственно в период проведения фестиваля, так и в дальнейшем могут способствовать пересмотру и совершенствованию целого ряда моментов как в художественном, так и в организационном планах.

Предполагается, что проект, реализуемый первоначально в Санкт-Петербурге, будет иметь всероссийский охват и с течением времени развернется в различных регионах России.  В организационном плане проведения фестиваля «Код времени» планируются следующие  этапы.  После создания, обсуждения и утверждения плана-проекта  определяются окончательные сроки проведения фестиваля согласованные со всеми предполагаемыми участниками. Следующим этапом является составление и рассылка Информационного письма с приглашением участников, условиями проведения фестиваля и анкетой. Анкета должна быть разработана в соответствии с основополагающими задачами проекта, а также включать конкретные моменты, связанные с практическим проведением данного мероприятия. Анализ ответов, содержащихся в анкете, помогут в будущем совершенствовать процесс проведения фестивалей.

Названное письмо рассылается во все профессиональные и любительские театры Российской федерации, в региональные отделения Союза театральных деятелей, в государственные органы управления культуры всех регионов России, а также отдельным лицам, в привлечении которых к проведению фестиваля организаторы заинтересованы. К рекламе, разумеется, должны быть также привлечены интернет ресурсы. Предоставляется так же возможность самостоятельно вносить заявки на участие в фестивале на сайт «Код времени».

В обсуждении программ «Код времени» предполагается участие театроведов, директоров театров, режиссеров, менеджеров и лиц, успешно проявивших себя в деле формирования документального театра как оригинального вида театрального искусства. Исключительно важно и необходимо также включение в работу круглого стола и в другие мероприятия зрительского контингента из числа активных посетителей  мероприятий, выразивших желание принять участие в обсуждении результатов фестиваля. С этой целью предварительно также проводятся соответствующие беседы с приглашенным зрительским контингентом (не исключено также и предварительное блиц-анкетирование).  

Программа фестиваля «Код времени» включает  двенадцать  спектаклей. Жюри во время проведения фестиваля определяет победителей. Предусмотрена гибкая система поощрительных номинаций, в том числе в рамках фестиваля «Код времени» запланированы три премии: «За самый оригинальный проект документального театра» и «За самый лучший спектакль» и «Спектакль – любимец публики». Последняя номинация присуждается по решению альтернативного жюри.

В процессе проведения фестиваля запланировано систематическое проведение «круглых столов», семинаров-видеопоказов, дискуссий,  связанных с творческими, психологическими, социологическими проблемами бытования и развития документального театра как современного экспериментального жанра. На круглых столах  предполагается широкое обсуждение проблем и задач, стоящих перед театральными деятелями и творческими коллективами, работающими в жанре док театра. В процессе проведения круглого стола дается критическая оценка программы фестиваля, а также отдельных просмотренных спектаклей,  обсуждаются цели и задачи проведения будущих фестивалей в различных регионах Российской Федерации. Каждый участник фестиваля «Код времени», каждый работник творческого коллектива как профессионального, так и любительского имеет возможность на круглом столе поделиться своими проблемами и получить квалифицированный совет, а также по возможности практическую профессиональную помощь. 

ЦЕЛЕВАЯ АУДИТОРИЯ фестиваля представлена творческими и руководящими работниками профессиональных театров, которые с интересом относятся к театральным новациям, в частности, к проблемам формирования док театра. Опыт, обретенный участниками в период проведения фестиваля «Код времени» будет способствовать совершенствованию проведении аналогичных мероприятий в других регионах Российской Федерации. Участие в круглом столе  организаторов, непосредственных участников фестиваля, его гостей и зрителей ведет к расширению и обогащению творческих контактов, выявлению проблем бытования и распространения жанра док театра. Одним из важнейших факторов является  обмен конкретным практическим опытом в плане проведения фестиваля. Наблюдения за реакцией зрительного зала и за уровнем зрительской активности позволит сделать определенные социологические наблюдений и выводы. Все названные моменты предназначены облегчить установление реальных связей между театрами и драматургами страны. Разгоревшаяся на фестивале и в средствах массовой информации дискуссия призвана привлечь к жанру документального театра многочисленную зрительскую аудиторию.

Образовательную и воспитательную направленность жанра документального театра к зрительской аудитории определяет целевую группу, на которую направлен настоящий план-проект:

· учителя, учащиеся и родители учащихся старших классов общеобразовательных школ;– преподаватели и учащиеся профессиональных училищ и техникумов;

· студенты высших учебных заведений;
· учащиеся и преподаватели  театральных студий;

· студенты, преподаватели Санкт-Петербургской государственной академии театрального искусства;
· учащиеся и преподаватели школ искусств;

· менеджеры образовательных мероприятий;

· участники, гости фестиваля (коллективы театров-участников фестиваля, драматурги, директора, руководители театров, режиссеры, актеры);
· представители СМИ – театральные критики, журналисты и др.;
· ведущие специалисты и руководящие работники Федерального агентства по культуре; 

· члены Союза театральных деятелей РФ;
· Петербургская театральная и культурная общественность.

Важную часть зрительского контингента, а также участников круглого стола, должны составить профессорско-преподавательский состав, учащиеся, бакалавры, магистранты и аспиранты училищ и вузов художественного профиля (театральных и музыкальных факультетов Российского педагогического университета им. А.И. Герцена, Университета культуры и искусств им. Н.К. Крупской, Академии художеств, Санкт-Петербургской консерватории им. Н.А. Римского-Корсакова, а также многочисленных художественных, театральных, музыкальных училищ и негосударственных вузов).
Цели и направления деятельности по проекту

Реализация проекта востребована состоянием современного  театра  который нуждается в обновлении, а также потребностями зрительской аудитории. Необходимо усиление образовательного, воспитательного аспекта театральной деятельности. Учащиеся, студенты преподаватели и культурная общественность Санкт-Петербурга в целом не обеспечены спектаклями достаточно высокого интеллектуального уровня. Коммерческий дух, царящий на многих престижных театральных фестивалях, не дает возможности профессионалам в полной мере реализовать и представить широкой публике свои новаторские творческие замыслы.  

Фестиваль как форма общения может послужить мощным стимулом для общения со зрителями и для обновления театрального дела в целом. 

Задачи проекта:

•
Повышение образовательного уровня зрительской аудитории, в первую очередь, молодежной.

•
Сохранение и пересмотр традиций отечественного театра, поиск новаторских решений, согласованных с лучшими установками отечественного искусства.

•
Привлечение внимания к театральному искусству, который в последние годы переживает нелегкие времена.

•
Обновление театрального репертуара, средств режиссерского и актерского воздействия на аудиторию.

•
Поиск нового сценического пространства, включение импровизационного начала в спектакль.

•
Привлечение внимания государственных и общественных структур, а также потенциальных   спонсоров к проблемам современного театра.

•
Поиски особых форм менеджмента, наиболее убедительных и эффективных применительно к театральному делу.

•
Систематизация факторов, препятствующих в наши дни органичному развитию театра во всем многообразии его форм.

•
Разъяснение зрителям, а так же профессионалам тех перспективных многообещающих  моментов, которые могут быть реализованы посредством такой формы театральных спектаклей как док. театр.

•
Работа с профессорско-преподавательским составом вузов, учителями школ с целью привлечения их внимания к современным театральным новациям, включая док  театр.

•
Привлечение молодых пытливых кадров (режиссеров, актеров,  драматургов) к работе в области док. театра.

НАПРАВЛЕНИЕ ФЕСТИВАЛЯ.

•
Выявление (в результате предварительного отбора организаторами фестиваля) наиболее актуальных по замыслу и способам реализации док спектаклей;
•
Формирование и проведение специальной программы фестиваля, направленной на изучение и поддержку экспериментальной формы театрального искусства;
•
 Организация лабораторного, студийного движения, связанного с док театром (семинары, актерско-режиссерская творческая лаборатория); творческое участие в специальной программе студентов – будущих актеров и режиссеров, а также учащихся  молодежных театральных студий; 

•
Создание в рамках фестиваля оптимальных условий для профессионального общения и установления плодотворных творческих контактов между участниками, гостями и зрителями фестиваля (в т.ч. проведение круглых столов, семинара для директоров театров, обсуждений спектаклей, читок новых пьес драматургами и др.); 

•
Разработка новых направлений в работе Отдела развития и маркетинга по привлечению государственных и муниципальных структур, фондов предприятий-спонсоров для финансового участия в развитии российского док театра и разработке творческих программ;
•
Осуществление пропаганды, разъяснение и популяризация проводимого фестиваля, привлечение  внимания государственных и общественных структур к проблемам док театра направленного на преодоление кризисной ситуации в российском театральном искусстве;
Федеральная значимость 

Статус всероссийского фестиваля предполагает участие в нем лучших театральных спектаклей  различных регионов Российской Федерации. Кроме спектаклей, для участия в Фестивале приглашаются руководители (режиссеры, художественные руководители, директора) наиболее заинтересованных в данной проблеме театров Российской Федерации. Работа участников Фестиваля в мероприятиях специальной программы способствует расширению творческих контактов и обмену творческим опытом среди театральных деятелей, работающих в области док театра, повышению профессиональной оснащенности режиссеров и артистов, освоению новаторских форм реализации театрального действия и пр. Все это должно способствовать развития творческих возможностей и осознанию перспектив в данной области театрального искусства.

 В Фестивале принимают участие также драматурги и театральные критики из разных регионов Российской Федерации. Драматурги знакомят участников Фестиваля не только с новыми пьесами, но и с заявками-анонсами новых пьес, что способствует установлению прямых связей между российскими театрами и драматургами. Семинары, круглые столы, обсуждения фестивальных спектаклей дают возможность обмена мнениями в области проблематики док театра, освоения его новаторских тенденций и выработке профессиональных критериев оценки. 

Развитие и поддержка док театра влияет на формирование образованной и профессионально подготовленной зрительской среды ХХI века, духовного облика будущих граждан России. Театр, самое демократичное из искусств, в России традиционно рассматривается как «кафедра» для утверждения  высоких нравственных принципов. Лучшие российские спектакли получившие признание профессионалов, зрительской аудитории и театральной критики призваны формировать новаторские художественные критерии в области театрального искусства. Обсуждение спектаклей в рамках фестиваля, а также других мероприятий его специальной программы станут основательным профессиональным фундаментом для дальнейшего серьезного развития док театра в России.
Региональная и социальная значимость 
Студенты и преподаватели Санкт-Петербургской государственной академии театрального искусства, а также других вузов искусства могут явиться наиболее заинтересованной, восприимчивой частью аудитории. Творческая молодежь и их педагоги могут высказать немало перспективных идей в процессе обсуждения итогов фестиваля. Фестиваль «Код времени»  осуществляет деятельность в социальной сфере, распространяя бесплатные билеты на все спектакли Фестиваля для социально мало обеспеченных учащихся.

Прогноз деятельности по проекту

Фестиваль «Код времени» может оказаться эффективным в плане  улучшение творческой ситуации в области театра в целом и док театра, в частности,  в России. Внедрение подобных новаций побуждает театральные коллективы поднимать творческую «планку» и более требовательно относиться к художественному результату именно в расчете на аудиторию более высокого образовательного и творческого уровня. Творческим стимулом является сама возможность принять участие в столь современной форме фестивальной деятельности.  Док театр уже сегодня обрел в России достаточно высокий авторитет и привлекает внимание различных слоев аудитории.

Результаты реализации проекта и его перспективы
Перспективой реализации проекта должно стать преодоление кризиса в области театрального искусства, рост престижа театра как образа проведения творческого досуга,, появление новых молодых ярких имен в этой области. Лучшие российские спектакли представленные на фестивале, работа в творческих лабораторий, обсуждения спектаклей, с тематические «круглые столы» фестиваля будут способствовать выявлению актуальных проблем практики и теории современного док театра, определению стратегии его развития. 

Проект призван активно формировать общественное мнение и способствовать созданию государственной политики, направленной на развитие док театра как серьезного института жизни общества. 

Ожидаемые результаты от реализации проекта в 2017 году:

Дальнейшее стимулирование современных творческих поисков театров и режиссеров: Возрастание художественного качества док спектаклей; нахожднение и утверждение новых форм док спектаклей, укрепление творческих связей между театрами и со зрительской аудиторией. Названные моменты должны  обеспечить рост престижа творческой работы в области театра, продолжение роста зрительского спроса на спектакли.

Риски проекта
Риски  проекта в определенной мере связаны с тем, что док театр как и любое новаторское начинание нуждается в периоде становления и утверждения новых форм. Риском может стать недостаточная подготовленность определенной части актерского и режиссерского состава к новаторским формам общения между собой, а также со зрительской аудиторией. Риском может с явиться также инертность слушателей, негативные отзывы СМИ и прочие моменты, с которыми неизбежно сталкиваются новаторские идеи в процессе их практического утверждения.

ЗАКЛЮЧЕНИЕ

Современный театр переживает сложный кризисный период. Наше время справедливо называют веком оценок, веком смыслов. Меняются эстетические установки эпохи, социальные и художественные запросы публики, а вследствие этого –  востребованность репертуара,  режиссерские и актерские установки. Кризис (от греч. Krisis – решение, суд, поворотный пункт) предполагает неустойчивость состояния, острую потребность в переменах и потому сопровождается, как правило, мощным энергетическим всплеском. Прорыв в новое художественное измерение не бывает безболезненным: в реализации новых стратегий, поиске конкурентных преимуществ, утверждении интеллектуальных и моральных лидеров закономерны взлеты и провалы, восторги и резкое неприятие. 

Театр как явление зрелищного ряда поставлен перед необходимостью жесткой конкуренции с мощно утвердившей себя в наши дни развлекательной сферой.  Наряду с традиционными драматическим и комедийным жанрами все сильнее утверждают себя в наши дни театр-праздник, театр-развлечение, театр-эксперимент. Некоторые новаторские спектакли находятся как бы на грани психологизма и гротеска. Горячие дискуссии вызывает и спор с классическими традициями, который в наши дни весьма обострился. Идут стремительные поиски обновления пространства сцены, актерских и режиссерских средств подачи материала. Болевой точкой является фактор «облучения деньгами» (Ж. Бодриар), сильнейшим образом влияющий не только на театральный репертуар, рекламу, но и на стиль театральных постановок.
Проведенное исследование подтверждает основные положения  предложенной гипотезы. Театральный фестиваль органично вписывается в  образовательный контекст современного учебно-воспитательного процесса. Идет поиск контактов детских и юношеских фестивалей с системой образования. Многое в данном направлении уже сделано. Фестиваль документального театра, будучи  впервые проведен в нашем городе, способен расширить образовательную составляющую культурного процесса на современном уровне.

На основании проведенного магистерского исследования можно сделать следующие выводы:

1. Фестиваль как культурно-образовательное явление претерпел в процессе становлению существенную эволюцию;

2. Фестивальное движение в Санкт-Петребурге активно развивается как явление многожанровое;
3. Театральные фестивали выполняют важную воспитательную и образовательную функцию; 
4.  Мощным стимулом развития театрального искусства могут стать фестивали-лаборатории, организующие дискуссии, мастер-классы, читки новых пьес и пр.

5. Все большую роль играют детские и юношеские фестивали, которые находятся в поиске форм сближения с системой образования;
6. Театральный фестиваль:

· расширяет границы познания зрителя,
· способствует преодолению укоренившихся стереотипов восприятия, 
· стимулирует оценочную составляющую мышления, 
· побуждает к самостоятельности суждений.
7. Современное фестивальное движение дает возможность, как его 
участникам, так и зрителям активно совершенствовать культурно-

образовательный процесс. 
8. Документальный театр как перспективное явление  искусства 
расширяет образовательные возможности театра, приглашает 
зрителя к сотворчеству.

9. Фестиваль «Код Времени», будучи  новаторским явлением в жизни города, повышает престиж СПб как театральной столицы.
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