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 Щуренкова Екатерина
«МОСКВА ТЕАТРАЛЬНАЯ»
Воспитание театром
"Театр?.. Любите ли вы театр так, как люблю его я, то есть всеми силами души вашей, со всем энтузиазмом, со всем исступлением, к которому только способна пылкая молодость, жадная и страстная до впечатлений изящного? Или, лучше сказать, можете ли вы не любить театра больше всего на свете, кроме блага и истины? Не есть ли он исключительно самовластный хозяин наших чувств, готовый во всякое время и при всяких обстоятельствах возбуждать и волновать их, как воздымает ураган песчаные метели в безбрежных степях Аравии? Что же такое, спрашиваю вас, этот театр?... О, это истинный храм искусства, при входе в который вы мгновенно отделяетесь от земли, освобождаетесь от житейских отношений!...Вы здесь живете не своею жизнию, страдаете не своими скорбями… Радуетесь не своим блаженством, трепещете не за свою опасность…Здесь ваше холодное я исчезает в пламенном эфире любви... Но возможно ли описать все очарования театра? Всю его магическую силу над душою человеческою?... О, ступайте, ступайте в театр, живите и умрите в нем, если можете!.."

В. Г. Белинский

КОГДА  И КАК ВОЗНИК ПЕРВЫЙ ТЕАТР?
Слово «театр» известно всем, даже самым маленьким детям.  «Театр» греческого происхождения и обозначает «место для обозрения». 

Кто из нас не любил ходить в кукольный театр, где безликие игрушки вдруг оживали в умелых руках кукловода и превращались в волшебные живые существа…. Повзрослев, мы, выбирая между театром и кино, зачастую предпочитаем последнее. Но только в театре можно почувствовать живую силу, исходящую от актеров, только театр может захватить зрителя своим великолепием.

Как же он появился?
Первый театр появился в Афинах, в 497 году до н.э. Его появление было связано с состязаниями певцов, поэтов и актеров в честь праздника бога Диониса. Для зрителей не были предусмотрены особые удобства, но их это не смущало, и они рассаживались на холме, чтобы наблюдать за состязаниями. Для актеров были сделаны деревянные подмостки, которые, однако, были позднее заменены более удобную арену. 

Участники состязаний показывали свои выступления на сцене, окруженной низкой стенкой, благодаря которой можно было спрятать пока ненужный реквизит и декорации. Для выступающих была предусмотрена и палатка, где можно было переодеться. Так как праздник был посвящен Дионису, нет ничего удивительного, что в центре площадки стоял жертвенник богу, и все действие разворачивалось вокруг него. 

Театр, построенный в Афинах около 500 года до н.э., был круглым и назывался партером. Там давались представления. За пределами круга строили специальные помещения, выглядевшие очень величественно. Это было прообразом нынешней сцены. Эти помещения служили местом переодевания участников представления. Они также явились экраном, который стал задним фоном действия пьесы. Греки очень мало пользовались декорациями и совсем не прибегали к искусственному освещению, потому что пьесы ставились в дневное время. 

Чуть позже древнегреческий театр изменился. Зрители, наконец, смогли занять «настоящие» места – для них были сооружены сидения из мрамора (для почетных гостей) и из камня (для зрителей попроще). Среди зрительских мест располагались резонирующие сосуды, обеспечивавшие усиление звука. 

В Риме первый каменный театр был построен в 52 году до н.э. Римские театры очень походили на греческие, но строились они на ровной площадке. Римляне были первыми, кто установил в партере сидения, а пьеса игралась на приподнятой сцене, за которой был экран. 

После того, как римляне обратились в христианство, в течение тысячелетий театры не строились. Первым современным театром был театр Фарнези в Парме, Италия. Он был построен в 1618 или в 1619 году. Его сцена не выдвигалась далеко в зал, в партер, а располагалась вдоль одной из стен. Чтобы отделить зрительный зал от сцены, использовался занавес, и изменение декораций могло совершаться не на виду у зрителей. 

Спектакли прошлых лет мало походили на то, что мы понимаем под спектаклем сегодня. На сцене мог быть только один актер, менявший маски и игравший сразу несколько ролей. Необходимость масок была обусловлена большими размерами театров, вмещавших десять, а то и семнадцать тысяч человек. Разглядеть черты лица актера с далекого расстояния было практически невозможно, и маски легко решали эту проблему. Актеры Древней Греции были людьми уважаемыми, только свободный мужчина мог стать актером, в отличие от римских «коллег». Римские же актеры были выходцами из среды рабов или вольноотпущенных. 

В древнегреческих театрах в основу представлений были положены мифы, трактовавшиеся по-своему актерами и авторами пьес. Римский театр практически полностью перенял сюжеты из греческой драматургии, обработав их для римских зрителей. 

Расцвет древнегреческой драматургии приходится на пятый век до н.э. Это были времена Эсхила, Софокла и Еврипида. В развитие римского театра большой вклад внес грек Ливий Андроник, обучавший греческому и латинскому языку сыновей римской знати. Известен также Гней Невий, достигший славы благодаря своим комедиям. Представителями следующих поколений римских драматургов были Тит Макций Плавт, Публий Теренций, а затем Гораций и Сенека.
ИСТОРИЯ ТЕАТРА В РОССИИ
Актерские действа известны издавна. Сначала они были связаны с религиозными празднествами, на Руси были поначалу связаны с языческими обрядами.

Но постепенно «эстафета» лицедейства была перенята мирянами. Русские средневековые актёры скоморохи известны с XI столетия. Среди них были музыканты, певцы, танцоры, шутники, дрессировщики диких животных (в первую очередь медведей, Медвежья потеха). Это были нищие люди, не имеющие ни угла, ни пропитания, ни одежды, и заняться таким промыслом их заставляла нужда. Часто они объединялись и вместе ходили по Руси, прося подаяния, за которое и показывали свои таланты. Они стали строить на городских площадях легкие постройки для своего жилья и приема посетителей-зрителей — балаганы.

Под балаганные представления выделялись точно установленные сроки — как правило, масленичные и пасхальные гуляния, торговые ярмарки и т. п. 
И хотя официально: «В России первый балаган был связан с именем Петра I», народные представления на Руси известны издавна.





Маски скоморохов
Из театральных атрибутов скоморохи использовали кукол, маски, райки, первые музыкальные инструменты — гусли, дудки, жалейки и т. д. Однако балаганы ещё долгое время продолжали существовать как места для ярмарочных представлений, да и сами эти шутейные представления на ярмарках, городских и рыночных площадях получили название балаганов. Сюжеты и шутки балаганных выступлений были грубыми, в основном с «физиологическим уклоном» — это были представления для народа, и темы выбирались понятные для самых низких слоёв общества. Поэтому само слово «балаган» со временем приобрело презрительный оттенок и стало значить шумное сборище многих людей с дурным вкусом. Однако не учитывать значение балаганных выступлений в развитии театрального искусства на Руси невозможно.
Это пренебрежительное отношение к балагану установилось в XIX веке, когда ярмарки и народные гуляния, занимающие весьма заметное место в жизни городского населения России, тем не менее не становились предметом глубокого профессионального исследования. Позже, с начала XX в., появились серьёзные искусствоведческие и культурологические работы, рассматривающие балаган в контексте истории мировой культуры (Абрам Лейферт, Юрий Лотман, Михаил Бахтин и др.). Балаган серьёзно изучался и театральными практиками (Всеволод Мейерхольд, Александр Блок и др.). Принципиальное отношение к балагану, как и ко всему народному театру, было коренным образом пересмотрено.

XVII век





Артамон Матвеев
Впервые царский театр в России принадлежал царю Алексею Михайловичу и просуществовал с 1672 года до 1676 года. Начало его связано с именем боярина Артамона Матвеева, человека весьма образованного и принимавшего западную культуру, который первым и подал идею создания театра по образцу европейского русскому царю, искавшему различные увеселительные мероприятия. Артамон Сергеевич сам взялся за осуществление собственного предложения, повелев проживавшему в Москве пастору Немецкой слободы Иоганну Готфриду Грегори заняться набором актёрской труппы, что тот и исполнил с прилежным старанием. Пастор не только взялся за обучение новоявленных артистов — 64 отобранных молодых мужиков и мальчиков-подростков, которых собирал и уговаривал пойти в артисты по различных московским заведениям, но и сочинил пьесу на библейский сюжет об Эсфири, спасшей еврейский народ от бесчинств Амана. Пьеса получила название «Артаксерксово действо», но была написана на родном языке автора — немецком, однако решено было дать спектакль на русском языке.
Для этого собрали всех «толмачей» из Посольского приказа, а текст пьесы разделили на несколько неравнозначных частей и отдали разным переводчикам. Когда всё произведение было переведено, оказалось, что целостности в тексте нет. Начало «Эсфири» было выписано очень тщательно, причём, силлабическим размером стиха, а в середине текста пьеса вдруг сваливалась на прозу.

Возможно, далеко не все переводчики в совершенстве владели немецким языком, а потому текст передавали слишком приблизительно. Но не исключено, что отдельные переводчики перекладывали пьесу так, чтобы максимально приблизить немецкий текст к российским реалиям. Как бы там ни было, сам автор не очень-то настаивал на том, чтобы всё было переведено досконально. В конце концов, какая разница, если пьесу «заказал» сам царь. У него был свой прицел: царю очень хотелось улучшить отношения с Персией, а именно об этой стране шла речь в пьесе.
Сначала представление предполагалось в личном доме одного из царских вельмож, однако дело потребовало серьезного подхода, и вскоре в подмосковной резиденции царя, в селе Преображенском было построено настоящее театральное помещение.

17 октября 1672 года прошло открытие долгожданного театра и первое представление. На этом важном событии присутствовали сам царь и все его ближние бояре. В специальной ложе находились царица и её придворные дамы. Представление длилось десять часов, но царь досмотрел всё до конца и остался очень доволен. Когда спектакль был окончен, зрители тут же отправились в баню, так как считали, что после такого «действа» необходимо смыть с себя все грехи. Театр называли в то время «позорищем» (дословно — зрелищем). В 1673 году произошли некоторые изменения. Театр был перенесён в другое помещение, которое находилось над Аптекарской палатой Кремля. Труппа актеров тоже пополнилась".
Как рассказывает дальше в своей статье Юрий Москаленко, «до нас дошли сведения даже о гонораре Иоганна Грегори. За первый спектакль, так потешивший царя-батюшку, немецкий пастор получил „40 соболей во 100 рублев, да пару в восемь рублев“. А кроме того, царь пожелал посмотреть в глаза актерам, и все они предстали перед очи государя…», а сам «драматург» взялся за написание нового драматургического произведения:
Уже в следующем, 1673 году, окрыленный Грегори поставил второй спектакль. Он назывался «Комедия из книги Иудифь» или «Олоферново действо», где был уже другой, но все еще библейский сюжет о еврейской женщине Юдифи, которая пробралась во вражеский стан и отрубила голову ассирийскому военачальнику Олоферну. Справедливости ради следует сказать, что он ее потерял еще до того, как холодное лезвие коснулось кожи. Вот какими словами пытается соблазнить красавицу суровый полководец: «Не зрише ли, прекрасная богиня, яко сила красоты твоея мя уже отчасти преодолевает? Смотрю на тя, но уже и видети не могу. Хощу же говорити, но языком больши прорещи не могу. Хощу, хощу, но не могу же, не тако от вина, яко от силы красоты твоея низпадаю!».)

Однако со смертью царя Алексея Михайловича, случившейся 29 января 1676 года, умер и первый русский царский театр.

Крепостные театры





П. Б. Шереметев
Явившись на первых порах забавой двора, театр тогда же получил распространение и среди близко стоявшего ко двору боярства. Уже при Алексее Михайловиче боярин Матвеев устроил в своем доме театр вроде царского. Его примеру последовали боярин Милославский, получивший вследствие этого прозвание «потешного», кн. Як. Одоевский и любимец царевны Софьи кн. В. В. Голицын. Даже одна из приближенных боярынь царевны Софьи, Т. И. Арсеньева, устраивала у себя в доме театральные зрелища, на которых актёрами являлись её барские люди и барские барыни. В Петербурге уже во времена Елизаветы существовали театры в доме гр. Ягужинского и гр. Петра Шереметева. Этот обычай богатых вельмож заводить у себя постоянные домашние театры сохранялся очень долго.
Домашние театры при дворе и у знатных бояр способствовали появлению на сцене женщин (уже в теремах царевны Софии).
К выдающимся русским крепостным актрисам надо отнести и блиставшую в театре графов Шереметевых Прасковью Жемчугову-Ковалеву, бывшую крепостную актрису, ставшую графиней Шереметевой.
Репертуар этих театров составляли, как правило, произведения европейских авторов и музыкантов, в первую очередь французских и итальянских: композиторов Пьера Монсиньи, Андре Гретри, Никколо Пиччини, Джованни Паизиелло, Моцарта, а также литературные драмы французских классицистов (Жан-Жак Руссо, Дени Дидро). Однако уже появлялись и русские авторы. Одна из ролей, в которых блистала Жемчугова — Зельмира в опере «Зельмира и Смелон, или Взятие Измаила» композитора О. А. Козловского, сочиненной на основе сюжета отечественной истории.
Гастрольные иностранные антрепризы
Иноземные гастролеры, приезжая в Россию, несли с собой не только профессиональное мастерство — они становились источниками развития духовной мысли, социального и творческого развития. В России актёрские труппы, как и актёры и музыканты-одиночки, часто обретали вторую родину, нуждающуюся в их творчестве. Итальянские, немецкие и французские труппы широко были распространены в XVII веке.
Петр I уже сам приглашал «иноземщину», понимая значение просвещенных и культурных европейцев для развития России. Театральное дело при высочайшем дворе, заглохшее с кончиной Алексея Михайловича, было возобновлено Петром I. Прежде всего он обратил театр из придворного в народный, для всех «охотных смотрельщиков». Театр был переведён из царских хором на Красную площадь (в то время доступ туда был открыт), где воздвигнута была особая «комедийная храмина».
Пётр желал сделать театр выразителем своих побед, но его немецкие комедианты оказались для этого дела непригодными. Директор Петровского театра Яган Куншт (или, по другим написаниям — Иоганн Кунст) затруднился выполнить заказанную Петром по случаю победы его «триумфальную» комедию, и Пётр должен был обратиться к Заиконоспасской академии, где процветала занесённая из Киева духовная драма и мистерия.
«В 1702 г. Петр Великий отправил бывшего „комедиянта“, венгерца Ягана Сплавского, в Данциг, чтобы навербовать там труппу. Сплавский привез в Москву девять комедиантов под управлением Куншта». Иоганн Кунст стал первым антрепренёром русского театра.
Иоганн Кунст прибыл в Москву с труппой из девяти человек, приглашенный устроить в Москве театральные представления. По контракту он обязывался «царскому величеству всеми вымыслами потехами угодить и к тому всегда доброму, готовому и должному быти»; за все это Кунст должен был получать по 5000 ефимков в год и из этой суммы сам обязан был удовлетворять своих служащих. Немедленно по прибытии Кунста начата была да Красной площади постройкой «театральная храмина», «а в ней театрум, и хоры, и лавки, и двери, и окна»; «внутри ее потолок подбить и кровля покрыта, а снаружи обита тесом». … Кунсту отданы были в научение актерному делу двенадцать русских молодых людей, выбранных из разных приказов; Кунст должен был «их всяким комедиям учить с добрым радением и всяким откровением» В 1705 г. место Кунста заступил Отто Фиршт; у него играли одни и те же пьесы его актеры по-немецки и выученные Кунстом подьячие по-русски. 
Пётр был недоволен современным ему репертуаром. По словам Берхгольца, он требовал от актёров пьес, которые имели бы не более трёх действий, не заключали бы в себе никаких любовных интриг и были бы не слишком грустны, не слишком серьёзны, не слишком веселы. Он желал, чтобы пьесы шли на русском языке и потому хотел иметь комедиантов преимущественно из Польши, а не из Германии.

В эпоху Петра театральное дело развивалось также и в провинции. Так, 1705 годом датируются первые упоминания о театральных представлениях в городе Тобольске, где пропагандистом театра выступал местный митрополит Филофей Лещинский.

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. В Славяно-греко-латинской академии продолжались представления классических драм, которые получили и дальнейшее развитие, удалившись от схоластического направления прежнего духовного театра.

Примеру Петра I подражали и последующие царственные особы.

Со вступлением на престол императрицы Анны Иоанновны возобновились придворные спектакли, маскарады и прочие увеселения. Пьесы были преимущественно комического содержания: императрица предпочитала «те крестьянские и немецкие комедии, в которых актёры в конце действия непременно колотили друг друга». Петербургское общество не довольствовалось одной итальянской оперой или немецкими комедиантами, выписанными из Лейпцига, а стало пробовать силы на русской комедии и хлопотало об устройстве постоянного театра во дворцовых покоях. Помещение, приспособленное для этой цели, стало носить название «комедии» и находилось в «новом Зимнем Е. И. В. доме».

В дворцовых спектаклях принимала участие вся петербургская знать; особенно смешил Анну Иоанновну своими выходками на сцене Дмитрий Шепелев; исполнителями театральных пьес являлись ещё сыновья Бирона, Воронцовы, Апраксины, гр. Брюсов, Ермаков, Струговщиков и другие; есть основание предполагать, что в придворных спектаклях принимали участие кадеты вновь учреждённого Шляхетного корпуса. С особенной пышностью было поставлено в 1735 году действо о Иосифе. Существовал проект учреждения первого в России театрального училища, представленный балетмейстером Жаном Батистом Ланде; по некоторым сведениям можно думать, что этот проект осуществился.

Много работал в России итальянский композитор Джованни Паизиелло, прибывший в Россию в 1776 г. по приглашению Екатерины II и назначенный ею придворным композитором.

И в XIX веке приветствовалась и продолжалась деятельность иностранных гастролеров, многие из которых оставались в России навсегда, становясь подданными Российской империи. Очень часто их даже переименовывали на русский лад и по русской традиции присваивали отчество: английского антрепренера Майкла Медокса называли Михаилом Егоровичем или Михаилом Георгиевичем, немецкого композитора Фридриха Шольца — Федором Ефимовичем.

Итальянский музыкант Катерино Кавос, приехавший в Россию с труппой под руководством антрепренера Антонио Казасси, вскоре вошедшей в состав императорских театров, стал по сути настоящим родителем русской оперы. Ему принадлежит авторство первых оперных произведений, основанных на русской истории. Его произведения соответствовали стилю opera comique, но в них уже сквозила тема важных исторических вех. Именно Катерино Кавос первым сочинил оперу о подвиге русского крестьянина Ивана Сусанина — конечно, сюжет этого произведения был несколько упрощен и наивен, но надо учитывать специфику времени: красота музыки превалировала над тематикой сюжета, к которому в то время еще не было должного отношения. И когда через несколько лет появилась одноименная опера Глинки, именно Катерино Кавос, в ущерб собственному творению, принял новое талантливое произведение молодого композитора, открыв ему дорогу. Музыкальный критик Виктор Коршиков написал в статье «Два „Ивана Сусанина“»:
32-летний Глинка отнёс партитуру в Петербургскую оперу, там уже в течение нескольких лет шла опера Катерино Кавоса, а художественный совет театра возглавлял… Катерино Кавос. Который не только согласился принять оперу к постановке, но и сам решил стать её первым дирижером. Кавос был одним из лучших дирижеров и музыкантов своего времени и не увидеть творческого успеха молодого конкурента он не мог. Как Истинный Художник он выбрал то, что считал лучшим. И при этом вовсе не собирался снимать с репертуара и своё произведение. Обе оперы, не мешая друг другу, ставились на одной сцене. Более того, некоторые актёры исполняли одни и те же партии в разных спектаклях.

Имя Катерино Кавоса было долгое время забыто, и память о нем хранили только профессиональные музыканты.

Значительное влияние на развитие российской музыкальной культуры оказал ирландский композитор Джон Филд, воспитавший плеяду русских музыкантов, среди которых Михаил Глинка, А. Верстовский, А. Гурилев, Н. Девитте, Шарль (Карл) Майер, А. И. Дюбюк — французский дворянин, ставший подданным России; а сын Джона Филда Леон Леонов стал знаменитым русским певцом, первым исполнителем партий в операх ученика своего отца Михаила Ивановича Глинки — партии Собинина в «Жизни за царя» и Финна в «Руслан и Людмила».
В России пели великие европейские мастера вокала Луиджи Лаблаш, Камилло Эверарди, ученики которого воспитали в свою очередь плеяду своих учеников-вокалистов, а те — уже своих, которые тоже стали педагогами новых поколений русских певцов; выступали немецкие и французские артисты, балетмейстеры (Шарль Дидло, Морис Петипа) и другие.
Многие труппы иностранных комедиантов, поначалу приезжая в Россию как частные антрепризы, приглашались затем «на казну» — то есть становились придворными, существующими за казенный (царский/императорский) счет.
Императорские театры
Особое положение среди русских театров занимали Императорские театры, находившиеся в ведении министерства Двора, а также правительственные театры в Варшаве. Начало Императорским театрам, как и официальному существованию театра в России вообще, положено 30 августа 1756 года, когда императрица Елизавета Петровна издала указ об учреждении в Санкт-Петербурге Российского театра, поручив управление театра Сумарокову. Впоследствии в состав придворного театра, кроме русской драматической труппы, вошли балет, камерная и бальная музыка, итальянская опера, французская и немецкая труппы.
XVIII век. Театр при Елизавете Петровне

В царствование Елизаветы Петровны музыкальное и театральное дело очень выросло и стало на ноги. Никогда до тех пор Петербург не представлял такого изобилия и разнообразия зрелищ. Совместно с иностранными труппами стали выступать русские артисты. Так, с 1751 года в Зимнем дворце в составе Петербургской придводной итальянской труппы выступала Елизавета Белоградская, считающаяся первой профессиональной певицей России.
Наряду с иностранными труппами профессиональных артистов и музыкантов образовался театр в Шляхетском корпусе, где в 1749 году впервые поставлена была первая трагедия Сумарокова «Хорев», а в Ярославле организовался первый русский профессиональный театр Фёдора Волкова. В 1752 году по требованию Елизаветы Петровны труппа Волкова прибыла в Петербург, где представила для государыни мистерию св. Димитрия Ростовского. Вскоре труппа вошла в состав образовавшихся по повелению императрицы Императорских театров.
День 30 августа 1756 года вошел в русскую историю как положивший начало структуре Императорских театров России: состоялся указ об учреждении русского театра в Петербурге (ныне Александринский театр). В состав труппы вступили ярославцы — двое Волковы, Дмитревский и Попов. Под структурой Императорских театров стали постепенно как создаваться новые театры, так и объединяться уже существовавшие до того антрепризы.
Согласно Энциклопедии Брокгауза и Евфрона, именно тогда на русскую сцену вышли профессиональные актрисы на исполнение женских ролей, до того женские роли исполнялись мужчинами. Лишь после этого и в крепостных театрах появились женщины — исполнительницы женских ролей: «На публичном театре женские роли впервые стали исполняться женщинами в 1757 году, вслед за учреждением постоянного русского театра. Первыми русскими актрисами были Марья и Ольга Ананьины и Мусина-Пушкина, из которых первая вышла замуж за Григория Волкова, вторая — за Шумского, третья — за Дмитревского. Выдающимися актрисами в XVIII столетия были Михайлова и Троепольская». С другой стороны, отмечается, что женские роли исполнялись актрисами еще в домашнем театре Софьи Алексеевны.
В Москве русское сценическое искусство началось в 1756 году с открытия театра при Московском университете, который возглавил М. М. Херасков. Но труппа не могла быть постоянной — закончившие учебу студенты одновременно заканчивали и актерскую деятельность на университетской сцене. В 1757 году в Петербурге открылась итальянская опера известного антрепренера Локателли, в 1759 году он же открыл театр в Москве, который просуществовал недолго — до 1762 г.
Театр при Екатерине II
При восшествии на престол Екатерины II придворных трупп в Петербурге было три: итальянская оперная, балетная и русская драматическая; в качестве вольной имела разрешение на представления немецкая труппа. В 1762 году была образована французская драматическая труппа. В 1766 году был издан «Стат всем принадлежащим к театру людям». Общая сумма ассигнований на театр достигала 138410 руб., в том числе на русский театр 10500 руб., тогда как на содержание французской труппы было назначено вдвое больше. Театральное ведомство при Екатерине II страдало постоянным дефицитом. В 1783 году впервые были установлены «пробы» (дебюты) для артистов. Тогда же стали давать платные спектакли для публики в городских театрах. Важной мерой была отмена казенной театральной монополии и установление свободы предпринимательства в области зрелищ и увеселений.
Кроме спектаклей постоянных придворных трупп, при дворе Екатерины II показывали довольно часто любительские спектакли в Эрмитажном театре. Большое распространение получили спектакли любителей из лиц высшего общества. В придворных спектаклях нередко принимали участие малолетние: это были в основном пажи, кадеты и воспитанницы вновь учрежденного Новодевичьего (Смольного) монастыря.
В Москве начало театра относится к 1757 году, когда открылась итальянская опера известного Локателли. В 1759 году там был заведён публичный русский театр, но он просуществовал недолго. Особенно оживлено театральное дело в Москве было в 1762 году по случаю коронования Екатерины II. «После первого московского театра при Московском университете постоянно действующая антреприза началась в Москве с открытием в 1766 так называемого Российского театра, который возглавил полковник Н. С. Титов. Для его спектаклей императрица Екатерина II предоставила помещение московского придворного театра — Головинский Оперный дом [в Лефортове]. С 1 марта 1769 Титов отказался от руководства театром, и в июле антреприза перешла к Дж. Бельмонти и Дж. Чинти, которые для спектаклей сняли дом графа Р. И. Воронцова на улице Знаменке (так называемый Знаменский театр).

Во время чумы 1771 года Бельмонти умер, а Чинти исчез, и основным владельцем московской антрепризы стал князь П. В. Урусов, принявший к себе в товарищество в августе 1776 английского антрепренера и механика Михаила Егоровича Медокса. В феврале 1780 Знаменский театр сгорел, и вскоре Урусов вышел из антрепризы, содержателем которой остался один Медокс, построивший Петровский театр. Труппа Петровского театра состояла как из вольных актёров, так и из крепостных; иногда помещики отдавали в наём или продавали целые труппы». Однако к XIX веку Михаил Егорович Медокс разорился, и все его театральные предприятия перешли в государственную казну.
Наряду с развитием императорских (государевых) театров при Екатерине II значительно увеличивалось количество дворовых крепостных театров в помещичьих усадьбах. При Екатерине II славились театры Румянцева, Волконского; у гр. Шереметева было четыре театра (в Петербурге, Москве и имениях Кусково и Останкино). В 1790-х гг. в Москве насчитывалось около 15 частных театров, при 160 актёрах и актрисах и 226 музыкантах и певчих. При этих домашних театрах были оркестры музыки, оперные и даже балетные труппы из крепостных. Такие помещичьи труппы бывали и в провинции. Так, в конце XVIII столетия особенно славились труппы гр. Волкенштейна близ Суджи (Курской губернии), Сумарокова в Тарусском уезде Калужской губернии, кн. Юсупова в с. Архангельском близ Москвы, кн. Щербатова при с. Утешении Тульской губернии и др. Из провинциальных городов в Харькове постоянный театр был основан в 1789 году, в Воронеже в 1787 году, в Тамбове в 1786 году, в Нижнем Новгороде в 1798 году, в Твери в 1787 году.
Энциклопедический словарь Ф. А. Брокгауза и И. А. Ефрона определяет: «В первый же период истории русского театра на сцене выработалась определенная школа в смысле некоторой преемственности и общности приемов, тона и стиля игры. Эта была школа европейская, точнее — французская. Первыми образцами, которым пришлось следовать первой русской труппе, были иноземные театры тогдашнего Петербурга, в особенности французская труппа Сериньи, состоявшая, по свидетельству современников, из весьма талантливых артистов. Близость этой труппы и репертуар первых лет, состоявший, кроме пьес Сумарокова, из переводов комедий Мольера, Детуша и Реньяра, ещё более обобщил артистическую физиономию обеих трупп, французской и русской». Во главе художественной части образованного русского театра был поставлен Дмитревский, который усвоил стиль и манеру игры лучших из европейских трагиков того времени и в тех же правилах воспитал целую плеяду современных ему русских актёров. Крутицкий, Гамбуров, Сандунов, Плавильщиков, А. Каратыгин, А. С. Яковлев, Семёнова и другие были талантливыми учениками, последователями и преемниками направления Дмитревского, то есть французской школы сценической игры.
С другой стороны принадлежность значительной части актёров к числу крепостных (ещё в начале XIX столетия Императорская труппа в Москве была сформирована путем скупки помещичьих трупп) не могла содействовать возвышению общественного положения актёров. Попав в императорские театры, крепостные стали освобождаться от крепостной зависимости. Из крепостных вышел и знаменитый артист Михаил Щепкин.





И. А. Дмитревский
Екатерина II придавала театру высокое воспитательно-образовательное значение, но это сознание в её время было только теоретическим; на самом деле театр оставался благонравным развлечением, в котором балеты, оперы и драматические представления играли совершенно одинаковую роль. Всё же театр явился в России первым проводником народности (Лукин, Аблесимов, Фонвизин).
Первой в истории русской драматургии социально-политической комедией стала пьеса Дениса Ивановича Фонвизина «Недоросль», где автор откровенно насмехался над своими персонажами, типичными представителями разных социальных слоев 18 столетия в России: государственными чинами, дворянами, барами-крепостниками, самозваными модными учителями. Не сразу, но пьеса была поставлена на сцене императорских театров: первая постановка комедии прошла в Петербурге в театре на Царицыном лугу 24 сентября 1782 года, а в Москве — 14 мая 1783 года в Большом Петровском театре Медокса. Первым исполнителем роли положительного персонажа комедии — Стародума исполнял Иван Афанасьевич Дмитревский.
XIX век и начало XX века
В начале XIX века, в 1803 году при Александре I в императорских театрах впервые произошло разделение на драматическую и музыкальную труппы, музыкальная в свою очередь разделилась на оперную и балетную. Идея такого разделения принадлежала Катерино Кавосу, который сам же возглавил оперу в Санкт-Петербурге. В Москве, хотя такое разделение официально произошло, музыкальная и драматическая части еще долго были объединены единой сценой — до самого открытия в 1824 году новой драматической сцены, со временем получившей название Малого театра. Малый и Большой московские театры получили свои названия не сразу, поначалу их так называли исключительно по сравнительным характеристикам, лишь со временем они обрели официальный статус. Однако, несмотря на разделение трупп, обе сцены еще долго были фактически неразрывны из-за общего руководства, администрации, общей костюмерной и иных необходимых театральных атрибутов.
Постепенно количество театров, входящих в управление императорской театральной конторой, увеличивалось. Это были петербургские и московские государственные театры, труппы которых размещались в Большом и Малом театре (Москва), в Мариинском, Александринском, Эмитажном театре, Большом Каменном в (Петербург). Актеры и все остальные работники императорских театров принадлежали не к одной труппе, а ко всем театрам и распоряжались ими чиновники конторы по своему усмотрению, потому легко назначались и переназначались на разные сцены. Нередко бывало, что актер Александринского театра срочно командировался в московский Малый театр, а музыканты-питерцы переезжали в Большой театр Москвы. И соответственно — наоборот. Чиновники императорской конторы не обеспокоивались ни семьями, ни иными вопросами подчиненных им артистов. Чиновники ведали и репетуарной частью, от них зависело принимать или нет к постановке пьесу или музыкальный спектакль. Это не давало ходу свободе творчества, и потому все большее место в истории русского театра занимали частные труппы.
Вся последующая история русского театра была историей господства западноевропейского, преимущественно французского, драматического искусства. Такое положение вещей продолжалось почти сто лет. Французская школа игры, акклиматизировавшись вполне на русской сцене и соответствуя внутреннему характеру репертуара, породила немалое количество сценических художников. Свойственная ей красота внешних приемов, отделка мельчайших подробностей игры, продуманность стиля и достоинства декламационной стороны исполнения вместе с глубоким уважением к искусству поставили лучших русских актёров наряду с крупными артистическими силами Запада. Были эпохи в истории русского театра, беспримерные по числу замечательных дарований, находившихся одновременно на сцене. Таково было время Щепкина, Шумского, Мочалова, Садовского, Самарина, П. Степанова, С. Васильева и Е. Н. Васильевой, Никифорова, Медведевой, Мартынова, Сосницкого, сестер Веры и Надежды Самойловых и их брата Василия Самойлова, а также до того их родителей Василия Михайловича и Софьи Васильевны Самойловых и др. артистов, работавших на московской и петербургской сценах.
XIX век стал для России открытием своих талантов. Русский театр, оказавшийся прекрасным учеником и принявший в себя основы западно-европейской культуры, стал искать собственные пути развития, ни в коем случае при этом не отстраняясь от своих учителей — деятелей западно-европейской культуры. Истинный хороший ученик всегда будет благодарен учителям. Происходило зарождение русской интеллигенции.
Это время характеризуется поднятием русского музыкального искусства — стало появляться много русских самобытных музыкантов, композиторов, вокалистов, танцоров и балетмейстеров, особенного успеха достига русская опера. В музыке появилось свое русское направление, в развитии которого не последнюю роль сыграли композиторы «Могучей кучки», поставившие во главу угла музыкальных произведений не столько музыкальную красоту, услаждающую слух, а тему, сюжет музыкального произведения.
Первым русским театральным историографом стал Пимен Николаевич Арапов, подготовивший к изданию энциклопедическую «Летопись русского театра» (СПб., 1861), куда вошла вся история русского театра от 1673 до 26 ноября 1825 года. В России появилась театральная и музыкальная критика (один из ярчайших представителей ее — Владимир Васильевич Стасов). В Санкт-Петербурге в 1808 году начинает выходить первый русский театральный журнал на русском языке — «Драматический вестник», периодичность — 2 раза в неделю. Второй русский театральный журнал, как и положено по традиции времени, стал выпускаться в Москве в 1811 г. — назывался «Журнал драматический». И уже через несколько лет количество различной театральной прессы насчитывалось несколько десятков, и все они выходили в Петербурге и Москве.
На театральной сцене, наряду с произведениями классической европейской драмы, занимали свое место отечественные произведения. Серьезные драмы выдающихся русских литераторов Пушкина, Лермонтова, Гоголя, а также произведения менее значимых литераторов (Хмельницкий; Потехин; Ленский; Тарновский), отнюдь не теснили произведения европейских драматургов, а становились в единый ряд с ними. Легкие французские водевили не сходили с русских театральных подмостков, но охотно соседствовали с водевилями русских авторов, сочинявших свои творения во многом в стиле французских классических водевилей, однако с использованием отечественных социальных и бытовых основ и специфически отечественных тем.

В XIX веке русский театр постепенно становится выразителем исключительно российских социально-общественных идей. Новые поколения драматургов, режиссеров, актеров уже целиком сосредотачиваются на истории и социальных явлениях России.





А. И. Южин в роли Фамусова (1915)
Игра актеров еще оставалась искусственно напыщенной и мало соответствовала нынешним представлениям о театральной культуре. Однако время потребовало реформ в этой области.
Большая роль в становлении реалистического русского театра отведена творчеству Александра Николаевича Островского. Новаторские театральные идеи Островского находили свое воплощение в первую очередь в императорских Малом (Москва) и Александринском (Петербург) театрах, а с императорских сцен переходили в частные антрепризы, работавшие в провинции.
С появлением Островского своеобразные его создания нашли себе превосходных исполнителей и истолкователей в среде блестящей актёрской плеяды, способной понять, усвоить и воспроизвести самые разнородные типы. Садовский и Шумский, прекрасные исполнители мольеровских типов, дали незабвенные образцы из галереи Островского. Высокие создания Шекспира, комизм театра Мольера и «русская душа» героев Островского — все было под силу этим крупным дарованиям, изощренным школой.
Однако все театральные новаторства после Островского в русском императорском театре закончились. Чиновная контора, в подчинении которой находились императорские театры, боялась любых катаклизмов, могущих помешать и покачнуть «чиновные кресла». Все новаторства в драматических императорских театрах были строжайше запрещены — роли переходили от одних актеров к следующим поколениям безо всяких изменений. А новые спектакли ставились в установленных разрешенных рамках.
Вскоре после Февральской революции Дирекция императорских театров была преобразована в Дирекцию государственных театров (директор Фёдор Батюшков), которая существовала до ноября 1917 года.
ЛЮБИТЕЛЬСКИЕ ТЕАТРЫ
Театральные кружки и любительские театры
Солдатские театры
Солдатские театры существовали в крупных гарнизонах. Появились в XVIII веке. В XVIII веке спектакли ставились для офицеров, по указанию начальства.

В XIX веке пьесы ставятся «для собственного удовольствия и для увеселения простого народа». Спектакли солдатских театров посещали нижние воинские чины, мещане, небогатые купцы, разночинцы, крестьяне.

Репертуар традиционный, народный. Как правило, ставились три — четыре пьесы. Самые распространённые комедии «Царь Максимилиан», «Царь Ирод», «Лодка». Тексты религиозных пьес «Царя Максимилиана» и «Царя Ирода» «сохраняются преданием». В «Лодке» поэтизировалась вольная разбойная жизнь. Другие спектакли: «Кедрил-обжора», «Потешный гаяр», опера «Мельник — колдун, обманщик и сват» и т. д.
ЧАСТНЫЕ ТЕАТРЫ
Наряду с развитием императорских театров в XIX веке широкое распространение получили частные театры. Руководили ими, как правило, профессиональные актеры и режиссеры, получившие образование в театральных училищах, входящих в систему императорских театров, но ищущие свой путь в искусстве, ушедшие от казенного направления императорских театров, в которых долгое время не дозволялось никаких новаторств, а роли переходили от одних актеров к приходящим молодым в точно таких же исполнительских трактовках.
Частные провинциальные антрепризы
Провинциальные театральные антрепризы сыграли огромную роль в культурной жизни русской провинции. В XIX веке их в России стало огромное количество. Это были поначалу гастролирующие труппы. Постепенно какие-то из них обзаводились стационарными помещениями (специально для труппы антрепренера П. А. Соколова в 1843—1945 было простроено первое театральное здание на Урале, в Екатеринбурге — Первый городской театр (Екатеринбург)). О бродячих труппах повествует роман Шолом-Алейхема «Блуждающие звезды» — роман посвящен еврейским труппам, но так же точно существовали и любые другие в многонациональной стране. В отличие от столичных театров они несли еще просветительно-образовательную функцию, причем куда большую, чем основное предназначение высокого искусства. С них по сути началась там театральная культура. Но вместе с тем они показали порочную политику централизации, свойственную России: провинция словно считалась местом второго сорта. Само слово «провинциальность» в русском языке приобрело презрительный оттенок, став синонимом полуобразованности, невысокого культурного и духовного уровня. Низшие слои русской провинции в XIX столетии часто были вообще неграмотны даже после отмены крепостного права.
В провинциальных антрепризах работали выдающиеся актеры, как, например Николай Хрисанфович Рыбаков, которому Островский посвятил роль Несчастливцева (пьеса «Лес»); они служили определенным трамплином для актёров и режиссеров, где те могли попрактиковаться перед работой в «настоящих» столичных театрах (например, артист Малого театра С. В. Шумский в 1847 году уехал в провинциальный Одесский театр попрактиковаться в исполнении ведущих ролей и, попрактиковавшись и получив определенный опыт, вернулся в Москву); с них начинали карьеру многие ставшие впоследствии знаменитыми деятели русской культуры, уходившие в дальнейшем на императорские сцены — работники провинциальных частных театров не могли иметь тех льгот, которые положены были артистам императорских театров, в частности, государственные актеры, покидая сцену в старости, обеспечивались пожизненной пенсией. Подобная централизационная с делением на столицы и провинции система губительно сказалась и продолжает сказываться на всей истории развития страны, не только ее культуры.

Частные столичные театры





К. С. Станиславский
Из московских частных музыкальных театров конца XIX — начала XX веков в первую очередь необходимо назвать театр Саввы Мамонтова и оперный театр Сергея Ивановича Зимина.

Также в это время работали несколько драматических частных театров: театр Корша, Соловцова, др. В предреволюционные годы появились МХТ Станиславского и Немировича-Данченко, Камерный театр Таирова, в 1901 году в Москве открылся «Новый театр» под руководством Л. Б. Яворской, просуществовавший несколько лет; в Петербурге работал Евреинов — все они представляли новые театральные явления, не вписывающиеся в ставшие тесными рамки императорских театров.

Особое место в развитии реалистического направления в театре и русского драматического искусства занимают теоретические разработки Станиславского, ставшие достоянием всего мирового театрального движения.
Основные театральные эстетики времени
Время конца XIX — начала XX столетий связано со становлением новых театральных эстетик, которые поначалу совпадали с революционными социальными преобразованиями.
М. В. Лентовский видел театр в развитии традиций площадного искусства, идущего от скоморошества, как гала-представления, захватывающие зрителей и переходящие в массовые празднества.
Станиславский и Немирович-Данченко в Московском Художественном театре стали основателями психологического театра, разрабатывая и дополняя каждый сценический образ невидимой зрителю предысторией, стимулирующей те или иные поступки персонажа.





В. Э. Мейерхольд
Эстетикой Мейерхольда стала разработка театральных форм, в частности, сценического движения, он является автором системы театральной биомеханики. Искренний и порывистый, он сразу воспринял революционные новшества, ища новаторские формы и неся их в театральное искусство, напрочь разламывая академические драматические рамки.
Таиров работал над развитием театра как синтетического жанра.

Эстетические поиски Фореггера лежали в развитии театральных условностей, театральной пластике и ритме, сценических пародий, его разработки по биодвижению оказались близки к эстетике «Синей блузы», в спектаклях которой он тоже принимал участие.
Драматические классические основы незыблемо хранил Малый театр, продолжая исторические традиции в новых социальных условиях.

ПОСЛЕ 1917 ГОДА
Революция показала полный кризис и крах социальной системы России. Все театры — императорские и частные — были объявлены государственной собственностью новой власти. Выживать культуре в годы социальных перемен всегда тяжело. Разруха социальная и экономическая приводила к тому, что людям было просто не до театров. Новая власть легко и быстро расправлялась со своими врагами или с теми, кто ей мог лишь показаться таковыми, не вписывающимися в ее новую идеологию. Многие деятели культуры, среди которых композиторы, писатели, артисты, вокалисты — уехали из страны, превратившись в эмигрантов. Но уезжали также и зрители — русская интеллигенция.
Тем не менее театр искал пути выживания в новых условиях. Помогли годы НЭПа. Русское искусство стало понемногу возрождаться — но в новых условиях. 
Разухабистые годы НЭПа впервые в России вывели из задворок самые низкие слои общества — новые «хозяева жизни», мелкие частные торговцы и ремесленники, были порой безграмотны, до высоких сфер музыкальных и драматических исполнений они не могли подняться, их уделом были ресторанные кабаре, где они легко оставляли свои впервые заработанные «миллионы», а под искусством понимали веселые легкие песни, многие из которых были откровенно пошлы, но среди которых до наших дней сохранились безусловно талантливые «Бублички», «Лимончики», «Мурка» (автор стихов Яков Ядов). Это было время процветания театров-кабаре.
Однако и драматические театры, привлекая новоявленных «бизнесменов» (тогда этого слова еще не было, но родилось слово «нэпман») в зрительные залы, искали для постановки пьесы легких жанров: сказки и водевили — так на сцене недавно тогда появившейся студии Вахтангова родился ставший бессмертным спектакль по сказке Гоцци «Принцесса Турандот», за лёгким жанром которого скрывалась острая социальная сатира. Но подобные спектакли были, пожалуй, исключением. В основном новые советские пьесы были прокламацией и лозунгами новой власти, обычно пропагандируя и фальсифицируя исторические сюжеты, уводя зрителей от серьезных социальных размышлений.
Появлялись новые театры с новыми сценическими эстетиками — например, на Арбате в 1920 году свою театральную студию Мастфор открыл Николай Фореггер — именно там делали первые сценические шаги Сергей Эйзенштейн, Сергей Юткевич, Сергей Герасимов, Тамара Макарова, Борис Барнет, Владимир Масс и еще очень многие будущие выдающиеся деятели советского искусства.

Тогда же возникло театральное движение «Синяя блуза».
В то же время продолжали работу бывшие частные национализированные МХТ, Камерный театр, Опера Зимина, бывшие императорские и тоже национализированные Большой и Малый театры.
После некоторого перерыва продолжил в новых советских условиях свою работу единственный в мире Театр зверей дрессировщика и ученого-естествоиспытателя Владимира Леонидовича Дурова. Дурову и его семье позволилось даже еще какое-то время жить в бывшем его, но национализированном помещении театра, которое поначалу было в первую очередь домом известного дрессировщика.

С 20-х гг. начинает выступления с куклами бывший мхатовец театра Немировича-Данченко Сергей Владимирович Образцов.
Время НЭПа продлилось недолго, очень быстро закончившись трагически и сменившись страшными сталинскими годами, однако нэповский след в искусстве, и в первую очередь театральном, остался навсегда в истории русской театральной культуры.

ТЕАТР В СССР




Реклама Московского театрального фестиваля, 1935 год, Интурист




Г. А. Товстоногов
В Большом театре появились оперы и балеты на исключительно советские сюжеты; была создана высококлассная школа классического балета; шла интересные пьесы талантливых советских авторов на драматических сценах; новые имена актеров, режиссеров, танцоров, балетсейстеров, певцов, эстрадных исполнителей заняли высокое место в истории русского театра; появилась советская театральная аналитика, театроведение, стал выходить журнал «Театр». Навсегда в истории страны остались имена Месереров, Майи Плисецкой, Давида Боровского, Юрия Григоровича, Аркадия Райкина, Иннокентия Смоктуновского, драматургов Михаила Булгакова, Алексея Арбузова, Виктора Розова, Александра Володина, драматических режиссеров и актеров Станиславского, Немировича-Данченко, Евгения Вахтанова, Александра Таирова, Алисы Коонен, Соломона Михоэлса, Алексея Дикого, Рубена Симонова, Георгия Товстоногова, Анатолия Эфроса, Юрия Любимова и еще очень многих выдающихся деятелей советского театра. Но всем им, истинно талантливым людям, приходилось выживать в удушающей атмосфере советской цензуры.
В 1924 году специальным декретом в стране была запрещена деятельность всех пластических и ритмопластических студий. Единственно идеологически верным эстетическим направлением считалось выработанное Станиславским. В течение последующих нескольких лет часть театров была фактически разгромлена (Мастфор — в 1924 году; Театральное движение «Синяя блуза» — в 1933 году; Театр Мейерхольда (ГосТИМ) — в 1938 году; Еврейский театр (ГОСЕТ) с Соломоном Михоэлсом (был убит на год раньше, в 1948 г.) — в 1949 году; Камерный театр Таирова — в 1950 году), а многие деятели культуры расстреляны или приговорены к заключению.
В 1930-е годы обращение к иностранным современным авторам в драматических театрах было запрещено. Исключения рассматривались отдельно на самом высоком уровне — так, Камерный театр Таирова поставил в 1930 г. зонг-оперу Брехта «Трехгрошовая опера». Послевоенное постановление от 26 августа 1946 г. «О репертуаре драматических театров и мерах по его улучшению» закрепило это положение. В постановлении, в частности, отмечалось:
«ЦК ВКП(б) считает, что одной из важных причин крупных недостатков в репертуаре драматических театров является неудовлетворительная работа драматургов. Многие драматурги стоят в стороне от коренных вопросов современности, не знают жизни и запросов народа, не умеют изображать лучшие черты и качества советского человека. Эти драматурги забывают, что советский театр может выполнить свою важную роль в деле воспитания трудящихся только в том случае, если он будет активно пропагандировать политику советского государства, которая является жизненной основой советского строя. В работе драматургов отсутствуют необходимая связь и творческое сотрудничество с театрами. Правление Союза советских писателей, обязанность которого состоит в том, чтобы направлять творчество драматургов в интересах дальнейшего развития искусства и литературы, фактически устранилось от руководства деятельностью драматургов, ничего не делает для повышения идейно-художественного уровня создаваемых ими произведений, не борется против пошлости и халтуры в драматургии. Неудовлетворительное состояние репертуара драматических театров объясняется также отсутствием принципиальной большевистской театральной критики».

Главным положительным героем советских пьес на несколько десятилетий стал пролетарий — собирательный образ «простого советского человека». Значительное место в репетуаре всех театров заняла лениниана. Театральный Ленин являл собой мудрого доброго положительного героя.
На эстраде сатирически обрисовывать можно было лишь образы пьяниц, тунеядцев, прогульщиков и подобных недобросовестных трудящихся. Осмеянию подвергалось всё западное. Пародии на высоких должностных лиц и партработников не допускались категорически — допускалось лишь дружеское пародирование знаменитых певцов и певиц, которым в свою очередь дозволялось исполнение песен, прошедших цензуру в «Главлите».





Ю. П. Любимов
В период «оттепели» в культуру театра стремительно вошло поколение шестидесятников. По распоряжению министра культуры Екатерины Алексеевны Фурцевой открылся знаменитый московский театр на Таганке под руководством Юрия Петровича Любимова — театр, который сразу выявил оппозиционный настрой к театральному соцреализму и отход к театру поэтическому, символическому, площадному. Театр на Таганке, сразу став самым популярным театром не только Москвы, а и всей страны на долгие годы, официально был определен как театр самой низкой категории — ниже шли самодеятельные коллективы.
Ещё одно большое новшество времени — в 1963 году в Москве, в районе Измайлово, появился Театр мимики и жеста, преобразованный из студии, первый в мире стационарный театр для глухонемых. Сценические средства выразительности в этом театре основаны на пластике, элементах пантомимы, музыки, танца. Жест, доведённый до совершенства, делает спектакль доступным глухонемому зрителю. При этом действие сопровождается речью диктора, который синхронно озвучивает спектакль.
В Советском Союзе открывались детские театры, ТЮЗы (театры юного зрителя), 21 ноября 1965 года торжественно открылся Московский государственный академический детский музыкальный театр под руководством Наталии Ильиничны Сац.
Столичная театральная жизнь все-таки существовала. Но попасть в столицу из провинциальных городов и сел оказывалось непросто. Москва и Ленинград были заблокированы пропиской. Самые талантливые актёры и режиссёры провинции назначались в Москву, а провинциальные сцены «оголялись». Театры в русских провинциальных городах строились и существовали, однако их уровень был не сопоставим со столичными театрами Москвы и Ленинграда.
Но в столичных театрах тоже были свои порядки; после относительно «оттепельных» лет всё более ужесточалась система государственного руководства — как и когда-то Цензорский комитет закрывал спектакли в императорских театрах, советская партийная номенклатура (Министерство Культуры СССР, «Главлит», партийные районные и городские функционеры — райкомы и горкомы) точно по таким же идеологическим соображениям не допускала на советскую сцену многие драматические произведения, а кого-то — буквально выталкивая в эмиграцию. Так случилось, например, с Юрием Любимовым.
Горбачевская и ельцинская перестройка привела, в числе других изменений, и к театральным переустройствам. Но сначала (конец 80-х — начало 90-х годов ХХ столетия) экономическая разруха привела к тому, что театрами мало интересовались.

XXI ВЕК
Появилось много новых театральных сцен.
ВИДЫ И ЖАНРЫ ТЕАТРАЛЬНОГО ИСКУССТВА

ВОДЕВИЛЬ — вид комедии положении с песнями-куплетами и танцами. Возник во Франции; с начала XIX в. получил общеевропейское распространение. Лучшим произведениям присуши задорное веселье, злободневное отображение действительности. 
ДРАМА — один из ведущих жанров драматургии, начиная с эпохи Просвещения, в котором изображается мир реального человека в его остроконфликтных, но не безысходных отношениях с обществом или собой. В XX в. драма отличалась серьезным содержанием, отражала различные аспекты жизни человека и общества, исследовала человеческую психологию. 
КОМЕДИЯ — вид драмы, в котором действие и характеры трактованы в формах комического. Как и трагедия, родилась в Древней Греции из обрядов, сопровождавших шествия в честь бога Диониса. Комедия, трезво исследуя человеческую природу, высмеивала пороки и заблуждения людей. Лучшие образцы этого жанра отличаются бескомпромиссность» анализа, остротой и смелостью в высмеивании пороков общества. В разных странах возникали свои варианты комедии. Известны «ученая» комедия итальянских гуманистов и испанская комедия Лопе де Вега и Кальдерона, английская комедия эпохи Возрождения, французская классицистская комедия эпохи Просвещения, русская реалистическая комедия. По принципу организации действия различают комедию характеров, положений, идей. По типу Сюжетов комедии могут быть бытовыми и лирическими, по характеру комического — юмористическими, сатирическими.
МЕЛОДРАМА — пьеса с острой интригой, преувеличенной эмоциональностью, резким противопоставлением добра и зла, морально-поучительной тенденцией. Возникла в конце XVII в. во Франции, в России — в 20-е гг. XIX в. 
МИМ — комедийный жанр в античном народном театре, короткие импровизационные сценки сатирического и развлекательного характера. 
МИСТЕРИЯ — жанр средневекового западноевропейского религиозного театра. Мистерии представлялись на площадях городов. Религиозные сцены в них чередовались с интермедиями.
МОНОДРАМА — драматическое произведение, исполняемое одним актером.
МОРАЛИТЕ — жанр западно-европейского театра XV—XVI вв., назидательная аллегорическая драма, персонажи которой олицетворяли различные добродетели и пороки. 
МЮЗИКЛ — музыкально-сценическое произведение, главным образом комедийного характера, в котором используются средства эстрадной и бытовой музыки, драматического, хореографического и оперного искусств, жанр сформировался в США в конце XIX в. 
ПАРОДИЯ — 1) жанр в театре, на эстраде, сознательная имитация в сатирических, иронических и юмористических целях индивидуальной манеры, стиля, стереотипов речи и поведения; 2) искаженное подобие чего-либо. 
ПАСТОРАЛЬ — опера, пантомима или балет, сюжет которых связан с идеализированным изображением пастушеской жизни. 
СОТИ — комедийно-сатирический жанр французского театра XV—XVII вв., разновидность фарса.
ТРАГЕДИЯ (в переводе с греческого — «песнь козлов») — вид драмы, проникнутый пафосом трагического. В античности отображал непосредственную жизнь персонажей трагических событий, действие преобладало над рассказом. В эпоху Возрождения в пьесах было отброшено считавшееся обязательным единство действия, трагическое часто соединялось с комическим. В дальнейшем трагедия строго регламентируется: опять преобладает единство действия, места и времени; наблюдается размежевание комического и трагического. В современном театре трагедия в чистом виде встречается редко. Основу трагедии составляют острые общественные конфликты, коренные проблемы бытия, столкновения личности с судьбой и обществом. Трагическая коллизия обычно разрешается гибелью героя. 
ТРАГИКОМЕДИЯ — драматическое произведение, обладающее признаками как комедии, так и трагедии. В основе ее лежит ощущение относительности существующих критериев жизни; одно и то же явление драматург видит и в комическом, и в трагическом освещении, характерна для XX в.
ФАРС — 1) вид средневекового западно-европейского народного театра бытового комедий но-сатирического характера, существовавший в XIV—XVI вв. Близок немецкому фастнахтшпилю, итальянской комедии дель арте и др.; 2) в театре XIX—XX вв. комедия-водевиль легкого содержания с чисто внешними комическими приемами. 
ФЕЕРИЯ — жанр театральных спектаклей, в которых для фантастических сцен применяются постановочные эффекты. Возник в Италии в XVII вв. 
ФЛИАКИ — народные театральные представления в Древней Греции, особенно распространенные в III—IV вв. до н.э. в греческих колониях: короткие импровизационные шутки-сценки из повседневной жизни о веселых похождениях богов и героев.

ОСНОВНЫЕ ПОНЯТИЯ
АВАНЛОЖА — места в зрительном зале, помещение перед входом в ложу. 
АВАНСЦЕНА — передняя часть сцены (между занавесом и рампой). 
АКТ — законченная часть драматического произведения или театрального представления; то же, что и действие. 
АКТЕР, актриса — исполнитель (исполнительница) ролей. 
АМПЛУА — сходные по характеру роли, соответствующие дарованию и внешним данным определенного актера. 
АМФИТЕАТР — 1) античное сооружение для зрелищ: овальная арена, вокруг которой уступами располагались места для зрителей; 2) места в зрительном зале, расположенные за партером. 
АНГАЖЕМЕНТ — приглашение актера на определенный срок для участия в спектаклях или концертах. 
АНОНС — объявление о предстоящих гастролях, спектаклях, концертах.
АНТИГЕРОЙ — нарочито сниженный, дегероизированный персонаж в спектакле, занимающий одно из главных мест. 
АНТРАКТ — перерыв между действиями (актами) спектакля, между отделениями концерта. 
АНТРЕПРЕНЕР — владелец, содержатель, арендатор частного  театра.
АНТРЕПРИЗА — частный театр. 
АНШЛАГ — объявление о том, что все билеты (на спектакль, представление) проданы. 
АПОФЕОЗ — торжественная завершающая массовая сцена спектакля или праздничной концертной программы. 
АРЬЕРСЦЕНА — наиболее удаленная от зрительного зала часть сцены. 
БАЛАГАН — театральное представление комического характера, показываемое на ярмарках и народных гуляньях (в России с XVIII в.). 
БАЛКОН — места в зрительном зале, расположенные амфитеатром в различных ярусах. 
БЕЛЬЭТАЖ — первый ярус балконов над партером и амфитеатром в зрительном или концертном зале. 
БЕНЕФИС — 1) театральное представление в честь одного актера; 2) спектакль, сбор от которого поступал я пользу одного или нескольких актеров, а также других работников театра. 
БЕНУАР — театральные ложи на уровне сиены или несколько ниже по обеим сторонам партера. 
БЕРИКАОБА — грузинский импровизационный народный театр масок. Существовал с древнейших времен до начала XX в. 
БУРЛЕСК — преувеличенно комическое изображение на сцене. 
БУТАФОР — театральный работник, ведающий бутафорией. Изготовляет ее художник-бутафор. 
БУТАФОРИЯ — предметы, специально изготовляемые и употребляемые вместо настоящих вещей в театральных постановках. 
БУФФОН — амплуа актера, использующего для исполнения роли шутовские приемы. 
БУФФОНАДА — 1) представление с применением клоунских приемов; 2) подчеркнутое внешне комическое преувеличение, иногда окарикатуривание персонажей. 
ВЕРТЕП — народный украинский кукольный театр, получивший распространение в XVII—XIX вв. Куклы, укрепленные на проволоке внутри двухъярусного ящика — вертепа, приводились в движение вертепщиком. Сцены на библейские сюжеты. Сатирические интермедии сопровождались музыкой. 
ГАЛЕРКА — верхний ярус зрительного зала. 
ГАСТИОН — актер в Древнем Риме. 
ГАСТРОЛИ — выступление актеров на выезде в других театра. 
ГЕРОЙ — главное действующее лицо в спектакле. 
ГЕНЕРАЛЬНАЯ РЕПЕТИЦИЯ — последняя перед спектаклем, концертом. 
ГРАНДАМ — амплуа актрисы, исполняющей роли знатных дам. 
ГРАНДКОКЕТ — роль взрослой знатной дамы. 
ГРИМ — 1) искусство изменения внешности актера (преимущественно лица) с помощью специальных красок, наклеек, парика, прически и др.; 2) краски и другие принадлежности для гримирования. 
ГРИМЕР — специалист, занимающийся гримировкой актеров. 
ГРИМ-УБОРНАЯ — комната для гримирования и переодевания актеров. 
ДЕЙСТВИЕ — законченная часть спектакля. То же, что и акт. 
ДЕКЛАМАЦИЯ — четкое выразительное чтение вслух. 
ДЕКОРАЦИЯ — художественное оформление места действия на театральной сцене, создающее зрительный образ спектакля. 
ДЗЁРУРИ — вид театра кукол в Японии. Пьесы дзёрури ставятся на сцене театра кабуки. 
ДИВЕРТИСМЕНТ — музыкальное или драматическое представление из ряда отдельных номеров, обычно даваемое в дополнение к спектаклю. 
ДРАМАТУРГ — автор драматических произведений. 
ДРАМАТУРГИЯ — 1) драматическое искусство, теория построения драматических произведений; 2) совокупность таких произведений; 3) сюжетно-композиционная основа отдельного театрального произведения. 
ЗЛОДЕЙ — амплуа актера, играющего отрицательных героев. 
ИНЖЕНЮ — амплуа актрисы, играющей роль наивной девушки. 
ИНТЕРМЕДИЯ — небольшая пьеса, исполняемая между актами драматического или оперного спектакля; вставная сцена. 
КАБУКИ — один из видов классического театра в Японии. Включает музыку, танцы, драму, сложился в XVII в. С 1652 г. в таких труппах выступают только мужчины. 
КАРТИНА — часть акта в драме. 
КЛАКА — специальная группа людей, нанимаемых для создания искусственного успеха или провала спектакля, актера. 
КОКЕТ — амплуа актрисы, выступающей в роли красивой девушки. 
КОЛОСНИКИ — верхняя (невидимая зрителю) часть сцены для установки блоков, сценических механизмов и подвески элементов декораций. 
КОМИК — амплуа актера, исполняющего комедийные роли. 
КОНФИДАНТ — актер, играющий роль приближенного главного героя. 
КОТУРНЫ — род сандалий на очень толстой подошве у древнегреческих и римских актеров для увеличения роста. 
КУЛИСЫ — плоские части декорации (мягкие, натянутые на рамы), располагаемые по бокам сцены. 
ЛИРИК — амплуа актера, играющего лирические персонажи. 
ЛИЦЕДЕЙ — название актера в Древней Руси. 
ЛОЖА — группа мест в зрительном зале (вокруг партера и на ярусах), отделенная перегородками или барьерами. 
МАРИОНЕТКА — театральная кукла, которую кукловод приводит в движение при помощи нитей. 
МИЗАНСЦЕНА — расположение актеров на сцене в тот или иной момент спектакля. Искусство мизансцены — один из важнейших элементов режиссуры. 
МИМ — актер пантомимы. 
МИМИКА — один из важных элементов искусства актера, выразительное движение мышц лица. 
МОНОЛОГ — речь актера, обращенная к слушателям или самом  себе.
МЮЗИК-ХОЛЛ — вид эстрадного театра, соединяющий эстрадные, цирковые, танцевальные и музыкальные жанры. Первые мюзик-холлы возникли в Великобритании в середине ХIХ в. 
НАРОДНЫЙ ТЕАТР — 1) театр, бытующий в народе, органически связанный с устным народным творчеством; 2) профессиональный театр второй половины XIX в., деятельность которого была адресована широкому зрителю; 3) непрофессиональный любительский театр (в России появился в середине XIX в.). 
НОО — один из видов традиционного японского театра. Включает музыку, танец, драму. Характерные черты: условность декораций, главные персонажи — в масках, костюм лишен бытовой конкретности. 
ПАДУГА — полоса занавеса по верху сценической площадки. 
ПАНТОМИМА — вид сценического искусства, в котором художественный образ создается без помощи слов, средствами выразительного движения, жеста, мимики. 
ПАРТЕР — плоскость пола зрительного зала с местами для зрителей, обычно ниже уровня сцены. 
ПЕЛЖЕНТ — передвижная сцена в виде большой повозки в средневековом театре. Применялась при постановке мистерий, мираклей, процессий. 
ПЕТИМЕТР — образ щеголя в сатирической комедии. 
ПЕТРУШКА — главный персонаж русских народных кукольных представлений; известен с первой половины XVII в. 
ПОДМОСТКИ — синоним слова «сцена». 
ПОСТАНОВКА — творческий процесс создания спектакля; то же, что и спектакль. 
ПРЕМЬЕР, премьерша — актер, актриса, занимающие ведущее положение в труппе, играющие главные роли. 
ПРЕМЬЕРА — первый (или один из первых) публичный платный показ нового спектакля. 
ПРИМАДОННА — актриса, исполняющая главные роли. 
ПРОСТАК — амплуа актера, исполняющего простодушного человека. 
РАМПА — осветительная аппаратура на полу сцены по ее переднему краю, скрытая от публики бортом. 
РЕВЮ — эстрадное или театральное представление, состоящее из нескольких номеров, объединенных одной темой. 
РЕЖИССЕР — постановщик спектаклей, на основе собственного замысла создает новую сценическую реальность, объединяя работу актеров, художника, композитора. 
РЕЗОНЕР — амплуа актера, высказывающего нравоучительные суждения. 
РЕКВИЗИТ — предметы, используемые в театральных постановках. 
РЕПЕТИЦИЯ — основная форма подготовки театрального представления.
РЕПЕРТУАР — совокупность произведений, исполняемых в театре. 
РЕПЛИКА — краткое высказывание, произносимое одним актером в ответ на слова другого. 
СКЕНА — помещение для переодевания и выхода актеров театра в Древней Греции. 
СОЛИСТ — ведущий актер в спектакле. 
СОФИТ — часть осветительной аппаратуры в театре, светильники рассеянного света, освещающие сцену спереди и сверху.                                                                                 СПЕКТАКЛЬ — театральное представление. Создается на основе драматического или музыкально-сценического произведения в соответствии с замыслом режиссера совместными усилиями актеров, художника и др. 
СТАТИСТ — актер массовки, исполняющий роль без слов. 
СУБРЕТКА — роль находчивой служанки. 
СУФЛЕР — работник театра, следящий за ходом репетиций и спектакля по тексту пьесы и в случае необходимости подсказывающий актерам слова роли. 
ТЕАТР — род искусства, специфическим средством выражения которого является сценическое действие, возникающее в процессе игры актера перед публикой. 
ТЕАТР КУКОЛ — вид театрального зрелища, в котором действуют куклы, управляемые актерами-кукловодами. 
ТЕАТР МИНИАТЮР — вид театра, в котором ставятся произведения так называемых малых форм (одноактные пьесы, пародии, сценки, скетчи). 
ТЕАТР ТЕНЕЙ — вид театрального зрелища, основанный на использовании плоских кукол, которые находятся между источником света и экраном или накладываются на него. 
ТЕЛАРИИ — приспособления для смены декораций в старинных театрах Западной Европы. 
ТРАВЕСТИ — амплуа актрисы, исполняющей роли подростков. 
ТРАГИК ~ амплуа актера, исполняющего трагедийные роли. 
ТРУППА — актерский состав театра. 
ТРЮМ — помещение под сценой. 
ФАТ — амплуа актера, играющего эффектных, самовлюбленных и ограниченных людей (преимущественно молодых). 
ФИГУРАНТ — актер, играющий роль без слов; то же, что и статист. 
ФИНАЛ — завершающая часть спектакля. 
ФУРКИ — приспособления для перемещения на сцене декораций. 
ЭТУАЛЬ — актриса развлекательного жанра. 
ЭТЮД — в современной театральной педагогике упражнение для развития и совершенствования актерской техники. 
ЯРУС — один из средних или верхних этажей в зрительном зале.
ТЕАТРЫ  СОВРЕМЕННОЙ  МОСКВЫ
ДЕТСКИЕ

	Если  малышу уже исполнилось 2-3 года, то пора выводить его «в свет». Первым волнующим и интересным событием в его жизни вполне может стать детский спектакль. Он должен длиться не более 30 минут, быть ярким и динамичным, ведь в этом возрасте у малыша господствует непроизвольное внимание, то есть он способен сосредотачиваться только на том, что его очень заинтересовало. Можно пойти на кукольный спектакль для детей или на представление, в котором участвуют животные. Дети от них, как правило, просто в восторге. Необязательно для детского спектакля выбирать первый ряд. Если ребенок впечатлительный, он может поначалу испугаться громкого звука и близости незнакомых людей, да еще и переодетых в причудливые костюмы. Можно выбрать 2 или 3 ряд и взять малыша на колени, с мамой ребенку будет привычнее и комфортнее воспринимать новую для него атмосферу театра. Cпектакли для детей с участием настоящих артистов рассчитаны на более старший возраст и длятся, как правило, час-полтора с антрактом, в котором малыши могут отдохнуть, походить по театру, ведь сидеть долго на одном месте им пока еще трудно. 


Перед посещением детского спектакля обязательно подготовьте ребенка к этому событию. Надо рассказать ему, куда и зачем вы пойдете, постарайтесь заинтересовать малыша, можно даже проиграть ситуацию похода в театр с игрушками. 

Отдельно стоит сказать о таком виде детских спектаклей, как Новогодние елки. Водить на них малыша можно уже с 3 лет. Однако сначала не помешает узнать, разрешается ли присутствие родителей. Часто малыш пугается деда Мороза, особенно если видит его впервые. Необходимо заранее познакомить ребенка с этим персонажем, показать его на картинке. Многие детские спектакли предполагают участие детей в процессе представления. Это могут быть различные игры, конкурсы, призы и просто диалог сказочных персонажей с ребятами. Таки приемы помогают поднять интерес малыша к детскому спектаклю и сделать его героев ближе и понятнее. Первый поход в театр очень важен для ребенка. Постарайтесь тщательно выбрать детский спектакль, учитывая возраст и интересы малыша, подготовьте ребенка к этому событию, и тогда оно останется ярким, приятным воспоминанием для него на всю жизнь.

Идея создания детского театра появилась и развивалась в течение всего XIX века, ведь профессиональный театр был практически недоступен для детей и подростков. Уже в 1850-е годы эта тема становилась одной из самых обсуждаемых в кругах творческой интеллигенции. 

Первый театр для детей в Москве был создан в 1918 году. Просуществовал он, правда, недолго – всего один месяц, но зато положил начало активному развитию этого направления в театральном искусстве. И счастливчиков, успевших купить туда билеты, было мало. 

Сегодня существуют самые разнообразные виды детских театров, где актерами являются взрослые, куклы, животные и даже сами дети. Выбор театров велик, а вот репертуар, как правило, составляют сказки, которые учат детей быть добрыми и справедливыми. Среди театров в Москве для малышей и школьников можно назвать и Детский музыкальный театр имени Натальи Сац, и детский музыкальный театр "Экспромт", и многие другие, билеты в которые приобретают преимущественно для деток младшего школьного возраста.

Конечно, дети любят смотреть спектакли с участием таких же малышей и подростков, ведь тут вы не встретите двухметровых дюймовочек и Маленьких Муков «в возрасте», а артисты играют с неимоверным воодушевлением и самоотдачей. Детский театр – это ожившая сказка, которая поражает детское воображение и дает толчок развитию талантов. А для взрослого человека билет в детский театр представляет собой пропуск в мир в детства, где всегда слышен смех и живут феи, где добро всегда побеждает зло в нелегкой борьбе.

Безусловно, сами дети любят, когда родители покупают им билеты на представление. Но еще больше они любят ходить в театр вместе с родителями, всей семьей. Можно сделать своему ребенку еще больший подарок, если пригласите с собой его любимого друга или подружку. Удовольствие получат все! 


	Театр кукол Альбатрос ул. 5-я Парковая, 23а  


	Театр детской книги Волшебная лампа Сретенский бульвар, 9/2  


	Детский Камерный Театр Кукол Москва, ул. Бажова, 9   


	А-Я Детский театр Москва, Петровский пер., д. 5  


	Театр кукол Жар-птица Москва, ул. Стромынка, 3  


	Театр клоунады Терезы Дуровой ул. Павловская, 6  


	Московский детский театр марионеток ул. Петровские линии, 1  


	Московский театр кукол Москва, ул. Спартаковская, д. 26/30   


	Детский музыкальный театр им. Н.И. Сац просп. Вернадского, 5  


	Сказочный детский театр ул. Таганская, 15  


	Театр кошек Юрия Куклачева Москва, Кутузовский пр., 25  


	Детский театр Тик-Так м. “Краснопресненская”, ул. Красная Пресня, 4а, 4 этаж  


	Театр зверей им Дурова Москва, ул. Дурова д.4  



	

	


МУЗЫКАЛЬНЫЕ
Мир, который понимает не каждый, но благоговение вызывает практически у любого, - это мир музыки и танца, который представляют многочисленные музыкальные театры Москвы. Жанровое разнообразие, тематические вариации постановок впечатляют и удивляют гостей столицы и ее жителей. Конечно, именно гости города становятся зрителями и слушателями богатейших музыкальных спектаклей, поставленных на московских сценах.

 

Как бы ни казалось, что ценителей классического балета и оперы мало, это далеко от истины. Билеты в музыкальные театры исчезают из касс в одно мгновение. Щелкунчик на сцене Большого театра никогда не сможет показаться скучным ни «новичку», ни истинному театралу. Сколько экспрессии и новых чувств вызывает каждая последующая постановка! Сколько эмоций вызывает Лолитта Семенина в роли Иоланты на сцене того же театра! Опера – жанр, который, безусловно, доступен не каждому, но классика никогда не выходит из моды, и многие современные люди считают своим долгом посетить хотя бы раз постановку такого шедевра. 

Среди всех спектаклей Большого театра сегодня, пожалуй, самым удивительным можно назвать оперу «Золотой петушок» по одноименной сказке Александра Сергеевича Пушкина. Сюжет, который знаком каждому человеку с детства, вдруг предстает перед нами совершенно по-новому – перед нами взрослыми, воспринимающими мир уже не с точки зрения ребенка, который верил в сказки и неоспоримую победу добра над злом. 
Музыкальный театр станет для вас пропуском в мир детства и, в то же время, откроет новое понимание сказки великого поэта, которую режиссер-постановщик Георгий Ансимов реализовал в опере на музыку не менее именитого, чем Пушкин, композитора Н. Римского-Корсакова. Критики утверждают, что сказку можно трактовать по-разному: сколько людей, столько и мнений. А разве не так? Но в детстве мы не воспринимаем сложные взаимоотношения, описанные в сказке, как что-то серьезное. Может, стоит пересмотреть свой взгляд на это произведение? 
Большой театр России Театральная пл., 1  
Центр оперного пения Галины Вишневской ул.Остоженка, 25/1  
Национальный театр народной музыки и песни Золотое кольцо Москва, ул. Тимирязевская,17  
Театр Музыки и Поэзии п/р Елены Камбуровой Б. Пироговская, 53/55  
Государственный академический театр классического балета Н. Касаткиной и В. Василева
Театр Кремлёвский балет
Музыкальный театр им. К.С. Станиславского и Вл.И. Немировича-Данченко ул. Б. Дмитровка, 17  
Театр на Басманной ул. Н. Басманная, 37  
Театр Новая опера ул. Каретный ряд, 3, сад Эрмитаж  
Новый балет ул. Н. Басманная, 25/2, стр. 2  
Театр оперетты ул. Б. Дмитровка, 6  
Геликон-опера ул. Б. Никитская, 19  
Театр п/р Г. Чихачева ул. 1-я Новокузьминская, 1  
 

ДРАМАТИЧЕСКИЕ
Жители Москвы, ежедневно проходя мимо многочисленных соборов, исторических памятников и театров, редко задумываются о том, сколько же прекрасного есть в столице. А вот приезжие жадно разглядывают архитектурные памятники древнего города, в котором сегодня по соседству с историческими зданиями прошлых веков размещается все больше новых сооружений из стекла и металла. И, конечно же, привлекают туристов и  гостей Москвы многочисленные театры. Многие российские актеры известны всему миру, а названия пьес, в которых они играют, и сцен, где поставлены эти спектакли, также у всех на слуху.

  

Стоит ли говорить, что существует огромное количество желающих увидеть своими глазами игру популярного сегодня актера Дмитрия Дюжева на сцене театра имени Чехова или всем известную Веру Алентову на сцене театра имени Пушкина в одной из премьер сезона?. А кто бы не хотел хоть раз побывать в театре имени Станиславского?

Сатирикон, театр имени Гоголя, РАМТ, Малый – перечислять можно до бесконечности… Любой из этих театров – это мир, в который непросто попасть, ведь купить билеты в драматический театр недостаточно для того, чтобы осознать, что именно стремился донести до зрителя автор и режиссер. Каждая новая постановка – это новый взгляд нашу жизнь, на наши взаимоотношения. Театр, особенно драматический, – это совершенно другой мир, в котором каждый зритель обязательно начинает задумываться над смыслом бытия, останавливает для себя бег времени, чтобы  осмотреться вокруг. Любители театрального искусства иногда приходят на одну и ту же постановку вновь и вновь, чтобы понять, что же все-таки хотел передать режиссер.


La' Театр
Театр Антона Чехова
Драматический театр Арт Хаус ул. Гастелло, 39  
Театральное агентство Арт-партнер XXI
Театральная компания Арт-салон
Театр Бенефисул. Гарибальди, 23, корп. 4  
Театр им. Евг. Вахтангова ул. Арбат, 26
Театр Романа Виктюка Москва, ул. Стромынка, д. 6  
Театр им. Н.В. Гоголя ул. Казакова, 8а  
Московский драматический театр п/р Армена Джигарханяна Ломоносовский просп., 17  
Центральный Дом актера им А.А. Яблочкиной ул. Арбат, 35  
Театр им. М.Н. Ермоловой ул. Тверская, 5/6  
Зеленый театр м.Октябрьская Крымский Вал ул., 9, стр. 33  
Театр Et Cetera п/р А. Калягина Фролов переулок д. 2
Театр Квартет И ул. Лесная, 18 (ДК им. Зуева)  
Театр киноактера ул. Поварская, 33
Театральное агентство ЛеКур
Театр Ленком ул. М. Дмитровка, 6  
Театр Луны М. Ордынка, 31  
Малый театр России Театральная пл., 1/6  
Театр им. Вл. Маяковского ул. Б. Никитская, 19
Центр им. Вс. Мейерхольда ул. Новослободская, 23
Театр Модернъ Спартаковская пл., 9/1а
Российский Молодежный театр Театральная пл., 2 
Театр им. Моссовета ул. Б. Садовая, 16, сад Аквариум
Театр МОСТ
МХАТ им. М. Горького Тверской бульвар, 22
МХТ им. А.П. Чехова Камергерский пер., 3
Театр на Малой Бронной ул. М. Бронная, 4
Театр на Покровке ул. Покровка, 50/2
Театральный Центр На Страстном Москва, Страстной бульвар, д.8а. Метро Пушкинская
Театр на Таганке ул. Земляной вал, 76
Театр на Юго-Западе просп. Вернадского, 125
Государственный театр наций Петровский пер., 3
Театр национального искусства Москва, Олимпийская деревня, д.1. Метро Юго-западная
Независимый театральный проект
Новый драматический театр ул. Проходчиков, 2
Театр кукол им. С.В. Образцова ул. Садово-Самотечная, 3
Театр Около дома Станиславского Вознесенский пер., 9
Театральный «Особнякъ» ул. Библиотечная, 23
Театр Практика Москва, Трехпрудный пер., д.11/13, стр.1. Метро Маяковская, Пушкинская 
Театр им. А.С. Пушкина Тверской бульвар, 23  
Цыганский театр Ромэн Ленинградский просп., 30/32  
Театр Российской Армии Суворовская пл., 2  
Театр им. Рубена Симонова ул. Старый Арбат, 31  
Театр Сатирикон ул. Шереметьевская, 8  
Театр сатиры Триумфальная пл., 2  
Театр Современник Чистопрудный бульвар, 19а  
Театр Содружество актеров Таганки ул. Земляной вал, 76/21  
Театр Сопричастность ул. Радио, 2
Театр им. К.С. Станиславского ул. Тверская, 23  
Театр музыки и драмы п/р С. Намина Крымский вал, 9, стр. 33, “Зеленый театр” ЦПКиО им. Горького, Малый зал  
Студия Театрального Искусства
Театр Сфера Каретный ряд, 3, сад Эрмитаж  
Театр п/р О. Табакова ул. Чаплыгина, 1а  
Театральный центр на Дубровке ул. Мельникова д.7  
Театриум на Серпуховкеул. Павловская, 6
Театральное товарищество 814
Московский театр юного зрителя Мамоновский пер., 10  
Театр У Никитских ворот ул. Б. Никитская, 23/9  
Театр Мастерская П. Фоменко Кутузовский просп., 30/32  
Центр драматургии и режиссуры п/р А. Казанцева и М. Рощина
Театр Человек Скатертный пер., 23А  
Еврейский театр Шалом Варшавское шоссе, 71  
Школа Драматического Искусства Москва, Сретенка, 19/27. М Сухаревская  
Театр Школа современной пьесы ул. Неглинная, 29/14  
Театр Эрмитаж ул. Каретный ряд, 3  
Театр эстрады Берсеневская наб., 20/2  

КОНЦЕРТНЫЕ ЗАЛЫ
В современном мире музыка, которую слушает человек, -  не просто нравящиеся ему мелодии, но и признак принадлежности его к той или иной культуре. Кому-то нравится традиционная, классическая музыка, кто-то любит популярную музыку, а кто-то – альтернативные направления такие, как рок или панк-музыка. Но в любом случае, по внешности человека сложно угадать, билеты на какой концерт лежат у него в кармане. Случается, что билеты в консерваторию покупают школьники, а солидно выглядящий человек несет в кармане билеты на концерт новой модной рок-группы. 
Концерт – это приглашение в интересный мир. Принимая его, вы можете или насладиться тем, что вам уже известно и очень нравится, или открыть для себя что-то новое, необычное, удивительное и даже фантастическое.
Кроме того, билеты на концерт позволяют отлично провести вечер и почувствовать себя оторвавшимся от всех земных и обыденных проблем, от суеты повседневности. Музыка, которая звучит на концерте, обращается к нашей душе, и человек чувствует, что все его трудности и проблемы решаемы, что все будет хорошо, потому что звучащая вокруг него музыка наполняет его новыми эмоциями.

ТРК АТРИУМ Земляной вал, метро Курская  
Гостиный Двор ул. Ильинка, д.4, м. Китай-Город  
Дворец на ЯузеМосква . пл. Журавлева, д.1  
Дк Прожектор1-я Владимирская, 10-в  
Дом культуры им. Горбунова Новозаводская ул., 27 м. Багратионовская  
Московский международный дом музыки Космодамианская наб., 52  
Зал Церковных Соборов Храма Христа Спасителя
концертный зал Измайлово Измайловское шоссе, д. 71Е  
Концертный зал гостиницы Космос проспект Мира, 150  
Киноцентр Мир Москва, Цветной б-р.,1 стр.2, метро Цветной бульвар  
Колонный Зал Дома Союзов м. Театральная Большая Дмитровка, 1  
Центр международной торговли (WТС), Конгресс – Холл Краснопресненская наб., д.12, м. ул. 1905 г.  
Московская консерватория им. П.И. Чайковского ул. Б. Никитская, 13  
Концертный Зал Академический Ленинский проспект, 32а  
Концертный зал «Крокус Сити Холл» Пересечение МКАД (внешняя сторона, 66 км) и Волоколамского шоссе  
Государственный Кремлевский дворец ул. Воздвиженка, 1  
КЦ Меридиан Москва, ул.Профсоюзная, 61. м. Калужская   
Московский Дворец Молодежи Комсомольский пр-кт, д.28 м. Фрунзенская  
Государственный московский мюзик-холл  ул. Каланчевская, д. 33/12, м. Комсомольская  
Новый Большой Манеж Моховая,18, м. Охотный ряд  
Центральный концертный зал Россия Москворецкая наб., 1  
Сад Эрмитаж Ул. Каретный ряд, м.Чеховская, Пушкинская, Цветной бульвар  
СДК МАИ ул. Дубосековская., д. 8. Метро Сокол  
Усадьба "Архангельское" м. Тушинская,Усадьба Архангельское.  
Концертный зал им. П.И. Чайковского Триумфальная пл., 4/31  
ВОСПИТАНИЕ ТЕАТРОМ
Трудно сказать, сколько взрослых, живущих в Москве, ни разу не побывали в театре. Наверное, есть и такие, хотя Москва - культурная столица России. Сегодня весь вопрос в том, как часто посещают театры московские семьи.
В нашем Центре образования мы провели опрос учащихся начальных классов и учеников средней школы, учителей и родителей. В результате нашего опроса оказалось, что пятый ученик нашей школы ни разу не был в настоящем театре (не считая представления в нашем Центе образования).
В нашем городе действует программа «Всей семьей в театр», но, естественно, билетов, закупаемых Правительством Москвы, на всех не хватает. В первую очередь их получают многодетные и малоимущие семьи. Все остальные должны покупать билеты и водить в театры своих детей. Но билеты нынче настолько дороги, что семейный поход в театр обходится в круглую сумму. Как выходит из положения система образования, которая должна приобщать детей к прекрасному?
Во-первых, в некоторых школах есть самодеятельные театральные коллективы, например, в Юго-Западном округе около 50. Во-вторых, родители и учителя умудряются приобретать билеты на спектакли в театральных кассах, где их реализуют без значительной торговой наценки. В-третьих, время от времени появляются небольшие творческие группы, которые за умеренную плату в сто рублей за билет показывают свои спектакли для детей прямо в школьных актовых залах.
Сейчас мы имеем дело с поколением, воспитанным в условиях дефицита общения с «живым» искусством. 

«Для чего нам нужен театр, и почему именно через театральную деятельность мы развиваем и раскрываем ребенка для себя самого?».

Просиживая перед телевизором и компьютером, многие ребята попадают в театр уже после десяти лет. Такая поздняя, зачастую случайная встреча, рождает вопросы «зачем?» и «для чего?»: зачем в театре делают перерыв; для чего продают программки; для чего, когда начинают спектакль, гаснет свет и закрывают двери? 
Так и не родившись, где-то в глубине души отмирают детские «почему?», сужается диапазон «когда?» и «где?», почему девочке сниться не просто сон, а сон с продолжением? Почему щука помогает Емеле, а не кому-нибудь другому? И т. д. 
Ребенку - актеру важно не просто уловить сюжет, он стремится осмыслить все, что происходит на сцене и все то где участвовал сам: почему море изображаем полотенцами с разноцветными узорами?

Вопросы – плод созерцания, наблюдения, и в первую очередь сравнений с окружающей жизнью.

Не встретившись с театром в детстве, не задав свои «почему?» и «как?», проскочив целый этап общения с театральным искусством, младшие подростки настроены агрессивно. Они практичны и большинству из них уже не до театра. Театральные условности лишь раздражают их. Ведь если на вопросы долго и упорно не отвечать, их деформация неизбежна. Она печальна вдвойне, ибо это результат наших собственных действий, а точнее – бездействия.

Для чего нужно приобщение детей к театральному искусству? Прежде всего чтобы противодействовать глухоте сердца, развивать социальные чувства, исправлять и создавать благоприятный эмоциональный фон для развития подрастающего поколения. Эмоциональность детей нуждается в том, чтобы, во-первых, ее формировали, и,  во-вторых, в том, чтобы направляли в нужное и естественное русло. В том, как формируются эмоциональность и система мировоззрения детей, направляющая эмоции, немалая толика принадлежит сфере искусства и, в частности, детскому театру.
Сегодня детского театра как такового в Москве нет. Был когда-то Центральный детский театр, в котором, кстати, начинал свою профессиональную актерскую карьеру Олег Ефремов, в котором играли Геннадий Печников, Ирина Муравьева, Лев Дуров, Геннадий Сайфуллин, Сергей Шакуров и многие ныне известные актеры и режиссеры. Именно в Центральном детском театре был главным режиссером Анатолий Эфрос. Целой эпохой была деятельность известной актрисы, режиссера Марии Кнебель, которая возглавляла его с 1955 года. Под ее руководством детский театр расцвел, освободился от многих «пионерских» штампов, повернулся к серьезной классике и новым авторам, прежде всего к драматургии Виктора Розова, утверждавшей новую гражданскую позицию юного героя, нетерпимого к фальши и мещанству. Именно Мария Кнебель помогла раскрыться в режиссуре будущим выдающимся мастерам - Олегу Ефремову, Анатолию Эфросу. Ее постановка «Горя от ума» А.С.Грибоедова отличалась свежестью прочтения классики, освобождения пьесы от рутинных наслоений, поэтичностью многих найденных для молодых актеров деталей. Среди лучших спектаклей Кнебель был самый яркий по театральной форме «Конек-Горбунок» П.Ершова, выдержанный в народно-поэтическом ключе скоморошьих представлений и буффонады. Кнебель была педагогом в самом высшем смысле этого слова, и, кстати, мировой опыт свидетельствует о том, что очень часто успешные актеры и режиссеры детского театра имеют педагогическое образование. А воспитатели детских садов, скажем, в Чехии и Словакии, получают начальное театральное образование на уровне театрального училища, там устраивают театральные фестивали, где демонстрируются спектакли для детей от 2 до 6 лет.
В Москве в этом году стартовал  фестиваль "Москва-Театр-Школа" среди школьных театров, который посвящен Году учителя и 150 летию со дня рождения А.П. Чехова.
Несколько лет назад по инициативе Московского государственного академического детского музыкального театра им. Н.И. Сац и Юго-Западного окружного управления образования была созданна Ассоциация школьных театров. С каждым разом число участников театральных студий при школах и лицеях ЮЗАО - растет. Сначала  их было семь, в этом году уже почти тридцать. И это не может не радовать. Потому что направленность постановок, их содержание и качественный уровень растут вместе с количеством детских самодеятельных коллективов. Радует что все больше появляется спектаклей, созданных самими детьми. В них ребята всех возрастов от первоклашек до выпускников - не только играют, танцуют и поют,но и выступают в качестве либреттистов, режисеров и костюмеров. Все интереснее становятся сами спектакли.
Нам кажется логичным и уместным в год 92-летнего юбилея детского театра поговорить о том, как же нынче сотрудничают система образования и театр, пригласив к разговору тех специалистов, которые отдают себе отчет в том, сколь важно это содружество для воспитания детей. Наш Центр образования сотрудничает с Консерваторией им.Чайковского. Совместно с артистами Консерватории и учениками нашего Центра образования были проведены музыкальные спектакли: «Орфей», «Снегурочка», «Ромео и Джульетта». 
Но сегодня речь о другом - об удивительном уроке, который педагогический коллектив центра во главе с директором Аникиной Т.И. и руководителем театральной студии «Маленький принц» Чувиковой Л.Р дали в начале учебного года сразу для всей начальной школы центра. Урок был удивительным потому, что ребятам предложили спектакль по пьесе А.Толстого «Приключение Буратино».

Каждый год в нашем Центре образования проходит Театральный фестиваль детских и юношеских коллективов района Южное Бутово «Я люблю театр!», в котором принимают активное участие театральные коллективы Юго-Западного округа.
ВЫВОДЫ И ЗАКЛЮЧЕНИЕ
Проект  «Москва театральная» является продолжением моей работы прошлого года «Образ Москвы в искусстве».  Я решила изучить более подробно каждый вид искусства, связанный с Москвой. 
В ходе анкетирования детей, родителей и учителей мы обнаружили, что каждый пятый ребенок ни разу не был в театре (не считая театральных постановок в школе), из-за занятости родителей и не очень доступных билетов, каждая третья семья ходит в театр один раз в год. 
Как выходит из положения система образования, которая должна приобщать детей к прекрасному?
Во-первых, в некоторых школах есть самодеятельные театральные коллективы, например, в нашем Центре образования «Маленький принц» и балетная студия «Вдохновение». Во-вторых, родители и учителя стараются приобретать билеты на спектакли в театральных кассах, где их реализуют без значительной торговой наценки. В-третьих, время от времени появляются небольшие творческие группы, которые за умеренную плату в сто  рублей за билет показывают свои спектакли для детей прямо в школьных актовых залах. 
Просиживая перед телевизором и «видиком», многие ребята попадают в театр уже после десяти лет. Такая поздняя, зачастую случайная встреча, рождает вопросы «зачем?» и «для чего?»: зачем в театре делают перерыв; для чего продают программки; для чего, когда начинают спектакль, гаснет свет и закрывают двери? 
Так и не родившись, где-то в глубине души отмирают детские «почему?», сужается диапазон «когда?» и «где?», почему девочке сниться не просто сон, а сон с продолжением? Почему щука помогает Емеле, а не кому-нибудь другому? И т. д
Во время работы над проектом были проведены лектории в начальной школе, для привлечения детей в театральную студию. Была разработана система лекций от «Древнего театра» до «Современного театра». Лекции проходили один раз в неделю. После окончания лектория, ученики получали  Сертификат «Знаток театра» и сами участвовали в инсценировках на уроках чтения  и школьных спектаклях.

Вывод: театральное искусство нацелено на то, чтобы воспитывать, чтобы на примере героев спектаклей направлять юного зрителя сделать собственную самооценку: так ли правильно я живу и поступаю. Роль театра, воссоздающего художественными средствами реальную жизнь в полном объеме ее проблематики, и при этом рассматривающего ее под нравственно-эстетическим углом зрения, от рождения человечества навсегда останется незаменимой в воспитании детей любого возраста. В совместном просмотре и обсуждении театральных постановок родители могут привить потребность следовать таким понятиям и принципам как Долг, Честь, Совесть, Любовь к ближнему, Милосердие, Вера. 

Своим проектом мы хотим привлечь внимание общественности к проблемам развития театральных кружков, факультативов, повышение интереса к ним со стороны административных органов, создание среды профессионального творческого общения.
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