
Театр – это отдельный необыкновенный мир, окутанный творчеством и 

большим трудом. Каждый раз поход в театр для меня – это огромное 

событие, незабываемые эмоции и тёплые воспоминания, ведь спектакль 

является уникальной возможностью проникнуться в литературное 

произведение, почувствовать тесную связь с любимыми героями в реальном 

действии.  

Постановка «Вверх по лестнице, ведущей вниз» режиссера Анастасии 

Журомской на сцене Театра Юношеского Творчества состоялась 10 ноября, 

была для меня особенной. Звукооператором был мой хороший друг, который 

и открыл для меня удивительный мир ТЮТа, где за всё отвечают молодые, 

ещё неопытные, но безумно талантливые ребята. Произведение было 

написано американской писательницей Бел Кауфман из обрывков записок, 

писем и школьных сочинений, а стало классическим романом о школе, не 

теряющим свою актуальность уже более полувека.  

На сцене царила настоящая атмосфера школьных лет, потрясающая, 

кропотливая работа режиссера очень впечатляет. Больше всего мне 

понравилось музыкальное оформление спектакля, дух рок-н-ролла помог 

перенестись в настоящую американскую школу того времени. 

Незамысловатость игры актёров в данном спектакле совсем его не портила. 

Каждый очень трепетно и тонко чувствовал своего героя, что помогло 

прожить роль на цене и покорить сердце зрителя. Необычный подход к 

декорациям и спецэффектам послужил приятным дополнением, учитывая, 

что все создавалось в производственных цехах ТЮТа молодыми ребятами 

самостоятельно.  

Свежий взгляд на произведение создали очень стильный, но при этом 

душевный спектакль, поставленный грамотно и увлекательно. Передав 

голоса всех детей, жаждущих быть услышанными, он покорил моё сердце. 

Грустно, что два действия пролетели незаметно, но я знаю, что обязательно 

вернусь вновь! 

Томилина Малина (Команда «Вишневый сад») 

10 класс, ГБОУ СОШ №47 им. Д.С. Лихачёва Петроградского р-на 



Рецензия на спектакль Санкт-Петербургского Академического 

драматического театра им. В.Ф. Комиссаржевской «Гамлет Quest” 

«За право быть...» 

Известный литературный критик Алексей Бартошевич писал, что пьеса 

«Гамлет» становилась популярной в русском театре в особые, критические для 

нашей культуры моменты: в Серебряном веке, в первые послереволюционные 

годы, в шестидесятые, когда творческие люди искали новые возможности 

самовыражения. В сегодняшнем Петербурге легенду о принце Датском нам готовы 

рассказать сразу пять театральных коллективов, что заставляет задуматься о 

состоянии современной культуры. 

Команда клуба «Петрополь» побывала на постановке режиссера Романа 

Смирнова «Гамлет Quest» в театре им. В. Ф. Комиссаржевской. Спектакль давали 

26 октября 2018 года. В спектакле заняты, в основном, молодые актеры театра:  

лауреат «Золотого Софита» Денис Пьянов в роли Гамлета, заслуженная артистка 

России Евгения Игумнова в роли Гертруды, Иван Васильев и Владимир Крылов в 

роли Клавдия и другие.  

Почему спектакль назван квестом? Режиссер отвечает на этот вопрос так: 

«Наш «Гамлет-Quest” - игра-путешествие вечного сюжета через закоулки нашей 

памяти». И действительно: в текст трагедии Шекспира (в переводе Б. Пастернака) 

«вплетены» голоса писателей и поэтов прошлого — А. Ахматовой, И. Бродского, 

А. Грибоедова, А. Чехова и других. Благодаря этому «Гамлет» начинает звучать 

очень современно, как пьеса вне времени и пространства с вечными вопросами 

отцов и детей, свободы и необходимости, войны и мира, дружбы и предательства и 

других.  Знакомый сюжет также обыгран в современном виде за счет того, что в 

повествование включены песни Федора Чистякова и группы «Ноль». Каждая песня 

подобрана к персонажу, она украшает, выделяет детали и словно предсказывает 

изменение череды событий. Но песни в стилистике рок-н-ролла – это и минус 

спектакля — они задают всей постановке хулиганскую направленность, что, порой, 

не по вкусу зрителям старшего поколения.  

Спектакль поставлен довольно интересно, замысловато и своеобразно, в нем 

можно проследить мысль, выявить закономерности через ассоциативные детали, 

например, двери или одежды персонажей. Художник Анвар Гумаров решает 

сценическое пространство то, как коридор замка, то двери превращаются в 

потайные комнаты, а порой пространство раздвигается и оказывается ярко 

подсвеченной эстрадой. Постановка оживленная и немонотонная, часто актеры 

спускаются в зал и «играют» со зрителями, комментируя смысл сцен или соединяя 

прошлое и настоящее. Постановка рождает множество культурных ассоциаций, и в 

этом она рассчитана на хорошо подготовленного зрителя, отлично владеющего 



мировой литературой, знакомого с кругом источников и инсценировок, 

посвященных непосредственно «Гамлету».  

Итак, о чем сказал нам режиссер? Чем трактовка Романа Смирнова 

отличается от привычных нам «Гамлетов»  прошлых лет? О том, что «Гамлет» - 

пьеса современная, в ней отражаются самые разные поколения — и тексты русских 

классиков очень подходят тексту Шекспира, ведь они посвящены одним и тем же 

темам. Актеры существуют также вне времени — по одежде они — наши 

современники, и принц Гамлет пытается вырваться из современного гламурного 

мира, остаться собой среди лжи и лицемерия. С другой стороны Гамлет Дениса 

Пьянова — не бунтарь, он тихий интеллигент, самый тихий и неприметный среди 

всех персонажей. В этом спектакле бунтует не Гамлет, здесь в состоянии протеста 

— все участники трагедии, у каждого из них своя драма и своя правда, и каждый из 

них борется «за право быть» собой, может быть поэтому в финале мы не видим 

кровавой развязки. Финал примиряет всех участников пьесы песней 

«Я.Л.Ю.Б.Л.Ю.Т.Е.Б.Я». 

Мы рекомендуем петербургской молодежи сходить на «Гамлет Quest», 

чтобы не только полюбоваться восхитительным интерьером самого театра, но и 

вживую увидеть замечательную игру актеров, а также еще раз поразмышлять о 

вечном, и о своей роли в жизни, ведь, как писал А. Бартошевич: «Гамлет» - это 

зеркало..., поставленное на большой дороге. И мимо него идут люди, поколения, 

народы, сословия. И каждый видит себя». Каждый из нас также увидел себя в 

замечательном спектакле Романа Смирнова. 



ГБОУ лицей №344 

Команда «У Володарского моста» 

Руководители: М.Н.Еськина, С.Н.Хохлова 

 

Рецензия на спектакль «Гроза» 
 

Публика ходит в театр смотреть хорошее исполнение хороших пьес,  

а не самую пьесу: пьесу можно и прочесть. 

А. Н. Островский 

 
 

24 ноября мы смотрели спектакль «Гроза» в БДТ им.Г.Товстоногова в постановке 

Андрея Могучего. С нами были руководители нашей команды и родители. 

Многие из нас учатся в 10 классе, поэтому совсем недавно на уроках литературы 

разбирали эту пьесу А.Островского и знали, как часто эту ее ставят в театрах. 

У этого спектакля много наград. Приз зрительских симпатий XXVI Международного 

театрального фестиваля «Балтийский дом» (2016). Премия Санкт-Петербургского общества 

зрителей «Театрал» (2017). Российская Национальная театральная Премия «Золотая Маска» 

(2017) в номинации «Лучшая работа режиссера» (Андрей Могучий). Высшая театральная 

премия Санкт-Петербурга «Золотой Софит» (2017) в номинациях: «Лучший спектакль на 

большой сцене», «Лучшая работа режиссера» (Андрей Могучий), «Лучшая роль второго 

плана» (Анатолий Петров). 

Мы думали, что увидим классическую постановку «Грозы», хотя наши руководители 

говорили, что Андрей Могучий – необычный режиссер, из программки мы узнали, что 

соавторы спектакля – композитор Александр Маноцков, художник Вера Мартынов, художник 

по костюмам Светлана Грибанова. 

Спектакль просто ошеломил. Это была необычная игра актеров, необычные декорации, 

костюмы, музыкальное сопровождение. Все было не так, как мы себе представляли. Верхняя 

часть портала сцены была перекрыта черным с нарисованными облаками занавесом, а 

основной занавес, специально выполненный художником Светланой Короленко в технике 

палехской миниатюры по мотивам «Грозы», – вообще отдельное произведение искусства. 

Несколько раз во время спектакля этот занавес менялся. На первом были показаны сцены из 

жизни Катерины – главной героини (в программке написано, что занавес называется «Житие 

Катерины»). На втором (нас это очень удивило), выполненном в той же технике, мы увидели 

кремль с красной звездой, что-то похожее на самолет и даже космонавта. Третий занавес был 

однотонный серого цвета. И в конце спектакля появился первый. 

Кроме яркого цветного занавеса и красного костюма Катерины (актриса Виктория 

Артюхова), на сцене присутствует только черный цвет: костюмы всех персонажей, темное 

пространство в глубине сцены и черная лента-подиум вдоль зрительного зала (видимо, это 

Волга). Возможно, так авторы спектакля хотели показать «темное царство». 

Декораций тоже почти нет. Несколько стульев, золотые крылатые быки (символ 

золотого тельца) около кресла (похожего на трон) Дикого (его играет заслуженный артист РФ 

Сергей Лосев) и небольшие платформы, на которых выезжают на сцену герои пьесы. Кстати, у 

тех, кто эти платформы выкатывает, закрыты лица. Видимо, для режиссера было важно 

показать не быт города Калинова, а какую-то внебытовую реальность. Все герои, стоя или 

сидя на платформах, почти не двигаются, как будто ими кто-то должен управлять. Сами 

выходят только два персонажа – сумасшедшая барыня и Кулигин на самокате. В спектакле 

участвуют еще три персонажа, их не было в тексте пьесы Островского. Они появляются в 

самом начале, дергаются, открывают рты, а во время действия стоят по бокам сцены. Из 

программки мы узнали, что это ласточки. Для чего они понадобились режиссеру? Может 

быть, именно ласточки, а не другие птицы, выбраны не случайно. Ведь есть такая примета, что 

эти птицы летают низко над землей перед грозой. 



Символов в спектакле очень много. Например, красный цвет костюма Катерины. Она не 

такая, как все. А еще красный цвет на Руси всегда был символом красоты. А как же слова 

сумасшедшей барыни: «Что смеетесь! Не радуйтесь! Все в огне гореть будете неугасимом. Все 

в смоле будете кипеть неутолимой! Вон, вон куда красота-то ведет!»? Почему-то сразу на ум 

пришли слова Достоевского: «Красота спасет мир»… 

Костюмы – тоже символы. Ведь все они черные, но у каждого героя свой. У Вари на 

голове, словно козьи рога, а у  Кабановой (Народная артистка РФ Марина Игнатова) головной 

убор в виде кокошника, Борис в кожаном длинном пальто, таких нет у жителей этого города. 

Пожалуй, самый необычный костюм у Феклуши (Заслуженной артистки РФ Мария Лаврова): 

черный кожаный сюртук, высокие кожаные сапоги, похожие на ботфорты, на голове котелок. 

Она тоже не такая, как жители Калинова, другая. Т.е., костюмы – это внутренний образ героев. 

У Катерины особенный головной убор, похожий на солнце или на нимб. Очень важно, 

что его снимает с головы главной героини сумасшедшая барыня после того, как Катерина 

решается на встречу с Борисом, т.е на грех. Барыня (Народная артистка РФ Ируте Венгалите) 

не только снимает его, но и расплетает Катерине косы. Еще одна удивительная деталь. Когда 

Катерина первый раз появляется на сцене, она стоит, немного согнувшись, косолапит. И так 

до встречи с Борисом, после которой ее не узнать: выпрямляется, ноги ставит правильно, 

словно она победила свои страхи и сомнения. Почему? Ведь она совершила грех. Или любовь 

не может быть грехом? 

В спектакле удивительное музыкальное сопровождение. Почти во время всего действия 

звучат барабаны, то тише, то громче, а иногда просто заглушая всех. А когда начинается 

гроза, все громче и громче звучит «Калинка», гром, в глубине сцены сверкают молнии, 

атмосфера накаляется. И совершенно неожиданно решена сцена самоубийства Катерины. Она 

уходит со сцены в тишине по черной ленте-подиуму, напевая и пританцовывая, словно 

радуется. 

Еще одна особенность спектакля: текст А.Островского сохранен полностью, но речь у 

каждого персонажа своя, особенная. Монотонная речь Феклуши. Роль Бориса оперная, 

поэтому эту роль поет в сопровождении живых инструментов солист оперной труппы 

Михайловского театра Александр Кузнецов. Катерина говорит очень быстро, иногда 

причитает, но во время встречи с Борисом тоже поет. Кулигин (Заслуженный артист РФ 

Анатолий Петров) говорит скороговоркой. Безупречна и правильна речь только одного 

персонажа – Барыни.  

Спектакль А. Могучего – очень интересная работа с огромным количеством символов и 

зашифрованных посланий, над которыми хочется размышлять. Мы увидели мифический 

город Калинов, его обитателей, вечный конфликт между долгом и чувством, безудержной 

страстью и неистовой верой. Кому-то спектакль понравился, кому-то не очень. Но он никого 

не оставил равнодушным. Всю дорогу домой мы не могли успокоиться. Размышляли, 

спорили, и решили сходить в БДТ еще раз, чтобы посмотреть другие спектакли А. Могучего. 



«Сотворившая чудо» 

 

Театр им. Ленсовета, премьера: 26 сентября 2002 г. 

Посещение -10 ноября 2018 г. 

 

Режиссер Виолетта Баженова 

Художник Александр Липовских 

Композитор Заслуженный артист России Евгений Стецюк 

Художник по костюмам Елена Сазонова 

Консультант по жестовой речи Мария Васильева 

Роли и исполнители: 

Келлер Сергей Перегудов 

Кэт Алёна Баркова 

Джеймс Александр Крымов 

Элен Маргарита Иванова 

Марианна Мокшина-Бычковская 

Винни Анастасия Дюкова 

Марта Лидия Шевченко 

Перси Марк Овчинников 

Энни Салливан Евгения Евстигнеева 

Анагнос Олег Зорин 

 

Иногда, посмотрев какой-либо кинофильм или спектакль, основанный на реальных 

событиях, чувствуешь необходимость узнать об увиденном больше. Часто это связано с 

проблемой, затронутой сюжетом. К таким спектаклям можно отнести и «Сотворившая 

чудо», поставленный театром им. Ленсовета. Люди с ограниченными возможностями – 

как им живется? Легко ли, трудно? Как относиться к ним? Все это есть в спектакле. 

В американской семье по фамилии Келлер растет особый ребенок. Младшая дочь 

(Элен) в результате травмы лишилась возможности познавать мир с помощью зрения, 

слуха и речи. Долгое время девочкой никто особо не занимался, ее баловали и все 

разрешали, а особенности поведения списывали на физические недостатки. Такое 

отношение к ребенку казалось нормой, но делало девочку глубоко несчастной. В какой-то 

момент семье стало просто необходимо обратиться за помощью специалиста по работе с 

такими детьми. Так в доме появляется несколько странная, молодая девушка 20-ти лет 

(Энни Салливан), перенесшая в прошлом слепоту, несколько операций на глазах и снова 

получившая возможность видеть. 

Поначалу Элен выглядит несчастным, маленьким человечком, каким сделало ее 

окружение. Но наше восприятие героини меняется по ходу спектакля, чувство жалости к 

ребенку исчезает, вместо этого приходит понимание, что она стала эгоистичным 

деспотом, манипулирующим окружающими ее близкими людьми. Благодаря тому, что 

сама Энни многое испытала и перенесла в жизни, она понимает подростка как никто 

другой. Девушка обладает недюжинным терпением, силой характера, чувством юмора, 

которые, по нашему мнению, помогают ей в борьбе за личность, прячущуюся в такой 

нелепой, жалкой и убогой Элен. Энни довольно много сил вложила не только в 

становление девочки как равноправного члена общества, но самым трудным было 

заставить членов семьи изменить свое отношение к Элен, объяснить, что жесткость и 

твердость требований, терпение и справедливость зачастую приносят гораздо большую 

пользу, чем жалость и сочувствие.  

Результат – это произошедшее чудо пробуждения разума и воскрешения 

человеческой души. 

Спектакль закончился, а уходить не хотелось. Голова, душа, сознание, было 

заполнено эпитетами висхищения: «Восторг! Класс! Чудо!». Вспомнились детские 



ощущения после спектакля, когда хотелось задать вопрос: «А еще?» Это все благодаря 

искусству актеров, работе всей постановочной команды, которые заставили нас 

временами плакать, временами – смеяться и, безусловно, задуматься! Возникло острое 

чувство сопереживания, глубокое ощущение наполненности увиденным и осмысленным, 

пронизанное насквозь прекрасной музыкой, так сочетающейся с темой спектакля. 

«Сотворившая чудо» – это, пусть и невыдуманная, но чужая история, история о 

людях, которых мы не знаем лично. А ведь и в жизни мы часто встречаем кого-то, кто 

совсем не похож на нас не только внешне, по характеру, по интересам, но и по своим 

физиологическим особенностям. Они такие же как мы, и относиться к ним необходимо с 

любовью, но без излишней жалости. 

И, конечно, мы хотели бы поблагодарить всех создателей этой истории за 

пережитые эмоции. А еще мы советуем посмотреть этот спектакль всем, кого знаем. 

Команда «Правнучки победителей» 

Тихомирова Анастасия, Максимова Валерия 



«Ревизор» в театре Ленсовета 

Еще в 8 классе на уроках литературы мы проходили комедию «Ревизор». Мы читали 

отрывки вслух по ролям, предсказывали понравившиеся моменты и даже разыгрывали 

небольшие отрывки перед классом. Нам так понравилось это произведение, что мы 

захотели увидеть все своими глазами, вживую. 

И вот, 26 ноября мы смогли посетить театр им. Ленсовета и увидеть «Ревизора» на 

сцене. 

Спектакль нам очень понравился. Мы как будто на 3 часа оказались в этом 

маленьком провинциальном городке, в самом центре всех событий. Игра актеров была 

настолько живой и захватывающей, что мы с первой секунды погрузились в атмосферу 

постановки. Эмоции каждого невозможно передать простому человеку. Актеры танцуют, 

поют, подпрыгивают, размахивают руками и ногами. Чего только ни выделывали  они на 

сцене! Благодаря яркой, выразительной мимике каждого из актеров, мы с легкостью 

смогли выделить и городничего, и Хлестакова с Осипом, и Бобчинского с Добчинским. 

Можно сказать, что Федотов, режиссер постановки, уделяет особое внимание 

атмосфере на сцене,  символам и знакам. В первой сцене в доме Городничего это особенно 

заметно. В полумраке неясно проступают полосатые обои, пианино, картины. Все здесь 

имеет свое место и свое значение, создавая ощущение «сонного царства» 

провинциального городка. И вот чиновники собираются, чтобы услышать ту самую 

заветную новость: «К нам едет РЕВИЗОР!» В тот момент все в комнате охвачены страхом. 

Каждый боится приезда проверяющего. Судьба Городничего вот-вот решится и может 

закончиться очень плачевно. Сергей Мигицко, актер, Сквозник-Дмухановского, 

запомнился нам больше всего. Он сыграл Городничего именно так, как мы могли его себе 

представить, когда читали произведение в классе: «Зрелый мужчина, долгое время служит 

городничим, мечтает дослужиться до генерала. Солидно выглядит, ведет себя 

значительно, хотя является прожженным взяточником. Свою выгодную должность 

использует в корыстных целях, наживаясь на всем…». 

Хлестакова, чиновника из Петербурга, в пьесе сыграл Олег Федоров: «Молодой 

дворянин, имеет самый мелкий чиновничий чин, хвастливый и глупый повеса. 

Безалаберный и безответственный тип, наплевательски относится к службе, предпочитая 

проводить жизнь в удовольствиях. Единственный человек в пьесе, сумевший оставить с 

носом все общество городка, где его приняли за важную особу». Кажется, что актер 

специально подчеркивает ничтожность и глупость своего героя, чтобы показать, что не 

его ловкость и обаяние помогли ему всех обмануть, а только общий страх 

ответственности за свои прегрешения. Ему не сочувствуешь, как, впрочем, и его 

добровольным жертвам. Даже его слуга Осип (Олег Леваков) вызывает больше симпатии. 

«Старый слуга Хлестакова, черты его характера схожи с барином, только он намного 

мудрее своего хозяина». 

Бобчинский и Добчинский (Евгений Филатов и Петр Квасов) показались очень 

забавными – они и вправду такие, как у Гоголя, «оба низенькие, коротенькие, очень 

любопытные; чрезвычайно похожи друг на друга; оба с небольшими брюшками; оба 

говорят скороговоркой и чрезвычайно много помогают местами и руками». 

Нам бы хотелось отметить режиссерскую работу Сергея Федотова, который сумел, 

поставив  знакомую пьесу в классическом варианте, наполнить ее чувствами и эмоциями, 

которые не могут устареть, и поэтому вполне современны. Пьеса Гоголя – комедия, и мы в 

полной мере ощутили это – постановка была веселой и яркой. Ведь, как известно, 

единственный положительный герой этой пьесы – смех! Мы получили огромное 

удовольствие от посещения театра им. Ленсовета. 

Команда «Колесница Аполлона», школа №111 Калининского района 


