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С давних времен эмоциональное воздействие театрального искусства на человека считается одним из самых сильных. В чем тут секрет? Во-первых, в том, что, наблюдая происходящее на сцене, зритель ассоциирует себя с тем или иным персонажем: переживает за него, негодует, радуется, и т.д. и через это эмоциональное переживание психологически изменяется. Во-вторых, театр – это искусство синтетическое, т.е. вбирающее в себя все виды искусства: и музыку, и живопись, и литературу, и архитектуру… Благодаря этому театр может воздействовать на зрителя глобально, всеми способами используемых видов искусства. В-третьих, театр искусство живое и сиюминутное,  творимое актером – живым человеком на глазах у зрителей, следовательно, призывающее к особому вниманию, активному размышлению, внутреннему диалогу. 
Театр во все времена размышлял на актуальные темы для современного ему общества, говорил о  его проблемах, был своего рода «трибуной». Театр формировал отношение людей к тому или иному событию, призывал к полемике, провоцировал к действиям. Именно театр, являясь одним из самых ярких эмоциональных средств, способен в форме игры сформировать жизненную позицию человека, особенно юного. 
Основываясь на всем вышесказанном, наш разговор о толерантности будет иметь форму театральной постановки.
ПРАВИЛА ИГРЫ

Театр – это игра. А любая игра начинается с  правил, о соблюдении которых договариваются ее участники. В нашей игре правила будут такими.

ПРАВИЛО – 1.  ИДЕЯ И ПРОБЛЕМА ВЫСТУПЛЕНИЯ
В начале создания любого сценического выступления лежит идея, которую необходимо донести до зрителя. Это первое, с чем Вам будет необходимо определиться.
 ИДЕЯ в искусстве – это ведущая, главная мысль произведения, выражающая эстетическое и нравственное отношение автора к жизни. То есть, это Ваша точка зрения, Ваше отношение к проблеме (см. ниже), которой будет посвящена творческая работа. А в результате, – это самое важное, что зритель поймет из Вашей постановки, о чем он будет размышлять после ее просмотра. 

Чтобы Вам легче было определить ИДЕЮ, ответьте на вопросы: О ЧЕМ я буду делать номер
, ЧТО МЕНЯ ВОЛНУЕТ, ЧТО Я ХОЧУ СКАЗАТЬ людям?

ПРОБЛЕМА – это процесс постановки круга вопросов, требующих разрешения и созвучных придуманной Вами истории. Для решения ПРОБЛЕМЫ не достаточно собственных ресурсов. Она всегда решается с привлечением ресурсов со стороны. И всегда связана с КОНФЛИКТОМ
. 
Например, один человек не в состоянии противостоять организованной «армии». Но, объединившись с другими, он может дать достойный отпор. И проблема может быть решена.

Сформулируйте это относительно своей постановки. Выявите самые актуальные для Вас вопросы, касающиеся толерантности, основанные на современных реалиях. Благодаря определению идеи сформируется Ваша собственная, субъективная, не шаблонная точка зрения на эту тему. А формулировка проблемы обнажит конфликтные линии сюжета. Проделанная работа поможет Вам найти свой собственный художественный стиль и язык, новые, оригинальные способы рассказать о волнующих Вас вопросах толерантности зрителям. 
Не забывайте о том, что идея номера должна носить позитивный характер. 
В нашем случае идея выступления каждой команды будет подчинена общей идее Фестиваля, и связана с толерантностью. 
ПРАВИЛО-2. ТОЧНОЕ ОПРЕДЕЛЕНИЕ ЖАНРА

ЖАНР – условная категория внутривидовой дифференциации художественного творчества.  
В нашем случае он определяет форму, в которой будет реализовываться Ваша идея. 

Здесь всё – в Ваших руках. От того, в каком жанре Вы решите действовать, во многом зависит будущий успех постановки. Не ограничивая Вашу фантазию (а вдруг, Вы придумаете какой-то ранее не существовавший жанр театральной постановки?!), мы все же позволим себе привести список рекомендуемых жанров:

· Пантомима

· Мини-мюзикл

· Авторская сказка 

· Речевой жанр (монолог, куплеты, эстрадная миниатюра)

· Вокальный жанр

· Танцевальный жанр

· Оригинальный жанр
· Синтетический номер (объединение жанров)  

Вот не полный список путей, по которым МОЖЕТ двигаться Ваше творческое воображение. 

ИСКЛЮЧЕНИЕ ИЗ ПРАВИЛА:

 Спешим оградить Вас от возможных ошибок и не рекомендуем брать к постановке номера с мелодраматическими и трагедийными сюжетами. Такие сюжеты часто бывают подсказаны не столько жизнью, сколько фильмами. Не надо пользоваться штампами из художественных произведений, если это не пародия.

ТРАГЕДИЯ – это самая сложная категория. Для того, чтобы сыграть достоверно и подлинно в этом жанре нужен и жизненный опыт, и МАСТЕРСТВО, и духовная подготовка, которых у детей пока нет. Создавая трагедийную ситуацию на сцене, вы получите обратный результат, когда зрителям будет смешно и жалко артистов. 

Номер
 с забавной ситуацией предпочтительнее, чем излишне драматический, тем более, унылый. Но специально смешить тоже нельзя! Это ни в коем случае не цель!
ПРАВИЛО – 3. ВЫБОР ИНТЕРЕСНОГО МАТЕРИАЛА

Поскольку в предыдущем Правиле мы обозначили довольно широкий спектр возможных жанров, то здесь остановимся на общих принципах выбора материала.

1. Материал для постановки должен соответствовать тематической и идейной направленности Фестиваля: раскрывать тему толерантности, рассматривать различные ее аспекты, демонстрировать ситуации, связанные с проявлением или не проявлением (если это необходимо для создания конфликта и демонстрации определенных качеств персонажа) толерантности
. 
2. Материал обязательно должен быть интересным и увлекательным как для школьников, так и для педагога. Задумайтесь, что интересно Вам в этой сложной теме?.. 
Рекомендуем на этом этапе обсудить вместе с учениками будущий номер. Необходимо организовать это обсуждение как урок толерантности, во время которого детали сценария будут «обрастать» рассказами, сказками, музыкой и т.д., т.е. полным погружением в тему. Объясните, что является самым главным для Вашей истории. О чем она? Каковы ее идея и проблема. Кто из персонажей наиболее симпатичен и несимпатичен ребятам? Почему? Как выявляются характеры
 персонажей? Как они меняются и развиваются в ходе сюжета?  И т.д. Это не только даст толчок для поиска новых придумок, но и поможет  создать необходимую творческую атмосферу, которая очень важна для успеха Вашей работы. Здесь остановимся подробнее и позволим себе небольшое, но очень важное отступление. 
Театр, сцена, актерское перевоплощение – сами по себе заманчивые и интересные явления. В них есть загадка, тайна, какой-то фокус, что-то неуловимое, невероятное… Потому-то столько девушек и молодых людей стремятся стать актерами и актрисами. Начиная играть в театр со школьниками важно дать им это ощущение причастности к тайне, увлечь их этой игрой. Но для этого, прежде всего, нужно позволить увлечься самому себе. И ключом к этому интересу и Вашим верным помощником станет именно интересный материал. Задумайтесь, что интересно Вам? А детям, с которыми Вы будете работать? Проанализируйте свои собственные творческие таланты и таланты школьников, определите сильные места, создайте команду единомышленников, с которыми будет интересно Вам и которым будет интересно с Вами. 

Театральная работа – публичная, а потому требует большой смелости, открытости и доверия. В жизни мы не объясняемся песнями и танцами, не говорим стихами или написанными кем-то текстами. Возможно, детям будет сложно раскрывать свои таланты перед одноклассниками, выступать в непривычной  роле артиста. И именно здесь решающее значение будет иметь игровая творческая атмосфера, причастность к общей интересной театральной тайне. Она поможет ребятам преодолеть робость и застенчивость, отнестись серьезно к творческим пробам, не высмеивать, а поддерживать своих «коллег». 

3. Материал в любом жанре должен иметь сюжет, быть историей, в которой четко прослеживаются три этапа (или, говоря на профессиональном театральном языке – три СОБЫТИЯ):  начало (завязка), кульминация и финал (развязка).
Определим термин «событие», который будет играть очень важную роль в Вашей дальнейшей работе. Итак, СОБЫТИЕ – это ИЗМЕНЕНИЕ ДЕЙСТВИЯ ВСЕХ персонажей пьесы. После события действие начинает развиваться совершенно по новому направлению.

СОБЫТИЕ должно быть обязательно в любом творческом произведении! Если говорить простым человеческим языком, это то, что кардинально меняет ход действия. 

К.С.Станиславский учил, что начинать работу над произведением надо именно с ВЫЯВЛЕНИЯ СОБЫТИЙ, их ПОСЛЕДОВАТЕЛЬНОСТИ и ВЗАИМОДЕЙСТВИЯ. 
 В завязке (исходном событии) мы знакомимся с персонажами, их взаимоотношениями, с ситуацией, в которую они попали. Здесь начинается история, которую артисты рассказывают зрителям. Завязка - это НЕОБХОДИМЫЙ толчок, импульс, который дает движение ВСЕМ обстоятельствам. Оно открывает действие. Станиславский считал ОПРЕДЕЛЕНИЕ ИСХОДНОГО СОБЫТИЯ началом всей работы режиссера и актера. Когда мы ищем ИСХОДНОЕ СОБЫТИЕ, мы должны ответить на вопрос: БЕЗ КАКОГО СОБЫТИЯ не было бы пьесы, фильма или, в нашем случае, сценки, номера? Какое событие ОПРЕДЕЛЯЕТ ВСЕ последующие СОБЫТИЯ? Неверное определение исходного события в дальнейшем может завести в тупик всю работу.
Начиная свою историю на сцене, не следует спешить. Необходимо дать зрителям возможность внимательно все и всех рассмотреть, услышать, оценить расстановку сил, понять правила игры, погрузиться в предлагаемую атмосферу.
 В кульминации (центральное событие) мы наблюдаем пик борьбы, максимальное выявление конфликта и развития ситуации. Кульминация необязательно находится в середине сценки (номера), она может быть и ближе к концу. Здесь в полную силу раскрываются характеры персонажей, совершаются поступки, определяющие исход ситуации. Здесь находится ВЫСШАЯ ТОЧКА РАЗВИТИЯ ДЕЙСТВИЯ, ПИК БОРЬБЫ и естественно ПЕРЕЛОМ в действии, после которого оно ДВИЖЕТСЯ К ФИНАЛУ, развязке. 


Развязка (главное событие) – это завершение истории. Здесь заканчивается, расплетается (или разрубается) узел конфликта. Здесь, как правило, формулируется вывод, «мораль» сыгранного представления. Вывод не обязательно должен быть буквальным и однозначным, он может быть и метафоричным или «открытым» (зрители додумывают сами, о чем они посмотрели сценку). Развязка ставит точку в рассказанной зрителям истории.
Номер, который Вы поставите со школьниками, не должен быть перегружен событиями. Достаточно одного происшествия (действенного факта), меняющего жизнь в этюде. 
4. Выбирая к постановке материал любого жанра, следует избегать неоднозначных ситуаций, которые могут быть истолкованы как обидные или оскорбительные для любой категории людей. При этом критика, ирония, сатира вполне допустимы и даже приветствуются.
Здесь предлагаем договориться о значении терминов:

ЮМОР – шутка по поводу некоторых черт, не отвергая явление в целом.

САТИРА – критическое ВЫСМЕИВАНИЕ явления В ЦЕЛОМ. Она ОПРОВЕРГАЕТ определенную идеологию и направлена на ее РАЗРУШЕНИЕ. 
При этом обращаем внимание на то, что юмор и сатира в Вашей постановке ни в коем случае не должны затрагивать особенности национальных культур, их этические нормы и традиции, чтобы не получилось неэтичного, или хуже того, оскорбительного пассажа в сторону той или иной национальности, культуры, веры. Нельзя высмеивать  то, что для нас нетрадиционно или кажется необычным и странным в обычаях других народов.
5. Лаконичность театрального высказывания – важный критерий выбора материала для постановки. Формат постановки в любом жанре определяется термином «НОМЕР»
, продолжительность которого должна быть не более пяти минут. 
6. Не ограничивайте свое воображение, выбирая материал! Вы можете написать текст сами, и школьники под Вашим руководством разучат и разыграют его на сцене. Вы можете придумать ранее не существовавшие музыкальные инструменты или поставить неожиданный танец, или отрепетировать оригинальную пантомиму, или соединить несколько жанров и создать свой собственный. Вариантов бессчетное количество! Старайтесь мыслить нестандартно, оригинально. Впрочем, с не меньшим успехом Вы можете взять за основу своей постановки всем известные произведения не только русских, но и зарубежных авторов. Такие, которые демонстрировали бы разнообразие и богатство культур разных народов мира. 

Впрочем, основой, толчком для Вашей фантазии может стать не только литературный сюжет, но и музыкальное произведение, живописное полотно, экзотический для нас предмет быта… Можно поставить пластический этюд под музыку разных народов. Или сделать номер, основываясь на сюжетах картин художников разных национальностей. Живопись, как правило, сюжетна, а образы, запечатленные на полотнах имеют характеры, находятся в определенных взаимоотношениях, испытывают эмоции, а значит их можно сыграть на сцене. Почувствуйте себя искателем, исследователем, попробуйте найти что-то свое, особенное, такое, что даст полет Вашей творческой фантазии и фантазии детей.   

ПРАВИЛО-4. ВЫБОР СРЕДСТВ ТЕАТРАЛЬНОЙ ВЫРАЗИТЕЛЬНОСТИ
Основные средства выразительности театрального искусства – это декорации, музыкальное оформление, костюм, мизансцена. Остановимся на каждом из этих элементов.
ДЕКОРАЦИИ должны создавать на сцене иллюзию места, в котором происходит действие. В нашем случае одно из главных требований к декорациям – мобильность и компактность, поскольку играть постановку придется не только в своей школе, но и в случае успеха и победы на предварительном этапе конкурса, на другой сцене. У декораций не должно быть сложного крепления. Они должны легко и быстро устанавливаться на любой сцене. 

Декорация должна быть безопасна для детей. Бывает, что и маститые актеры в процессе исполнения спектакля забывают о декорации, задевают ее, роняют, цепляются или спотыкаются об нее. Что уж говорить о детях, которые заигравшись, могут не заметить стоящие на сцене предметы.
Объясните детям, что декорации и кулисы нельзя трогать руками, если только это не предусмотрено драматургией номера. Раскачивающийся, например, дом, нарисованный на кулисе, который до этого стоял неколебимо, как каменный, разрушит театральную иллюзию и вызовет смех в зрительном зале.

МУЗЫКАЛЬНОЕ ОФОРМЛЕНИЕ не только создаст необходимую атмосферу на сцене, но и поможет задать нужный темп и ритм действиям артистов. В качестве музыкального оформления могут использоваться не только мелодии и песни, но также шумы и звуки. Их можно самостоятельно записать на диктофон или найти в интернете на специальных сайтах театральных шумов. 

В постановке номеров приветствуется использование музыкальных инструментов. 
КОСТЮМЫ, также как и декорации, должны соответствовать выбранному Вами жанру, стилистике материала, эпохе в которой происходит история. Костюмы должны быть не бытовыми, а театральными. Даже, если Вы выбрали для постановки сюжет из обычной жизни, придумайте вместе с детьми какие-то детали, которые будут отличать персонажей на сцене от зрителей. Кроме того, детям должно быть удобно в подобранных или пошитых костюмах выполнять необходимые по сюжету действия: одежда не должна стеснять их движения. Обратите особое внимание на обувь. Она также должна быть комфортной и удобной. 

ВНИМАНИЕ! Если ребята начинали творческую работу над номером в обычной одежде и вместо реквизита использовали предметы, заменяющие его, обязательно проведите хотя бы одну репетицию перед показом сценки зрителям в костюмах, с музыкой, со всем необходимым реквизитом и в декорациях. С одной стороны новые предметы на сцене и непривычные детали одежды будут отвлекать юных артистов, помешают им сосредоточиться. С другой стороны, они, возможно, подскажут Вам новые интересные идеи мизансцен, приспособлений, действий на сцене.
Рекомендуем организовать несколько показов для родителей и друзей до решающего выхода на сцену перед жюри Фестиваля. Такие прогоны на «своем» зрителе очень полезны и  практикуются во всех профессиональных театрах. Во-первых, они дают Вам как режиссеру возможность проверить реакцию зрителей на постановку: смешно ли зрителям в тех местах, которые были задуманы Вами, как смешные? Притихли ли зрители в напряженный момент? Удивились, заплакали, улыбнулись, зааплодировали там, где Вы ожидали от них этих реакций? Если – нет, то проанализировав показ, Вы сможете ответить себе – почему, и что еще нужно доделать, чтобы добиться нужного Вам результата. Во-вторых, это, безусловно, очень важно для самих детей. Чем чаще человек выходит на сцену, тем свободнее и увереннее он себя на ней ощущает, тем выразительнее и подробнее становится его игра. Артист перестает задумываться над техническими задачами (что нужно говорить или куда пойти в этот момент), они становятся привычными. И тогда начинается настоящий театр, в котором актер действует от имени своего персонажа, решает его задачи, думает его мыслями.        

МИЗАНСЦЕНА – это расположение артистов на сцене в тот или иной момент выступления.
 Не секрет, что общение бывает вербальным (с помощью слов) и невербальным (без слов, через жесты и мимику). На сцене, как в жизни, партнеры и зрители через мизансцены, позы артистов, их жесты получают существенную часть информации. Поэтому так важно найти верное мизансценическое решение для Вашей постановки. Именно через мизансцены находит выражение и внутренняя сущность конфликта, взаимоотношений, идей, логики сценического действия. При этом построение точных мизансцен одинаково важно как при решении массовых сцен (с участием большого количества действующих лиц), так и в композиционной разработке «малонаселенных» эпизодов, в том числе - и присутствии на сцене лишь одного героя. 

Есть несколько основных правил мизансценирования:

· Следите за тем, чтобы ребята не вставали один перед другим, не перекрывали друг друга. Всегда должны быть видны ВСЕ участники представления.

· Не допускайте мизансцен, в которых артисты стоят спиной к залу.

· Все переходы по сцене, повороты, перемены необходимо делать лицом к залу.
· Выстраивайте мизансцену не вдоль зрительного зала, а по диагонали. Так сцена, которую играют артисты, будет лучше просматриваться зрителями,  их лица и жесты будут видны всем.

ПРАВИЛО-5. СРЕДСТВА АКТЕРСКОЙ ВЫРАЗИТЕЛЬНОСТИ
В работе актера, как и в любой другой, существуют особые инструменты, которыми профессионал должен уметь пользоваться. А поскольку специфика профессии такова, что артисту приходится работать с самим собой, со своей природой, со своим телом, с психикой, то и инструменты эти находятся в нем самом. Называются они средства актерской выразительности.  К ним относят сценическую речь, жест, мимику, способность к импровизации.
СЦЕНИЧЕСКАЯ РЕЧЬ - одно из основных профессиональных средств выразительности актера, поскольку именно слово играет чрезвычайно важную роль в создании образа в актерском искусстве. И опять – все, как в жизни. С помощью слов персонажи на сцене объясняются в любви, ссорятся, мирятся, дают советы, шутят, обижают, обманывают, спасают, хвастаются, поздравляют, мечтают и т.д. Обратите, пожалуйста, внимание на очень важный момент - все перечисленные слова отражают определенное ДЕЙСТВИЕ. Вот мы и открыли еще один закон актерской работы: слово на сцене всегда должно быть действенным, то есть направленным на достижение какой-то очень конкретной и желаемой для персонажа цели. Эту цель режиссер и артист определяют вместе в процессе репетиций. В других жанрах - вокальном, танцевальном, пантомимическом и пр. этот закон тоже сохраняется и соблюдается также неукоснительно. Только «слова», язык, которым выражаются персонажи, будет другим – музыкальным, пластическим… Пустая болтовня на сцене исключается! 
Запомните, еще одно важное театральное правило: СЛОВО на сцене рождается только тогда, когда без него НЕВОЗМОЖНО выполнить действие. Это та монета, которую надо экономить. 

Слово – это мотор, и оно заводится только внутренними видениями (образами, которые возникают перед внутренним взором человека, когда он рассказывает о ком-то или о чем-то, и определяют отношение говорящего, делают высказывание конкретным). Иначе это просто болтовня, скрывание зажима, когда не знаешь, что делать. 

Слово всегда должно быть ДЕЙСТВЕННО. 

При этом нельзя забывать о значимости пауз, которые оттеняют смысл текста, делают речь более выразительной, а также оставляют возможность обдумать сказанное актеру и услышанное его партнерам  зрителям. В паузе без текста тоже должно содержаться действие - внешнее или внутреннее, не случайно К.С. Станиславский говорил: «Актер познается в паузе».
Сценическая речь - особый инструмент. Не случайно в программе обучения актеров она выделена в отдельную дисциплину, которую студенты постигают на протяжении четырех лет, а потом совершенствуют всю жизнь. Здесь есть свои методики, специальные упражнения, помогающие будущим актерам избавиться от речевых недостатков, тренирующие дикцию и настраивающие правильное и красивое звучание голоса. При желании и необходимости можно использовать упражнения для речи в процессе подготовки Вашей сценки.
   
Назовем основные требования к сценической речи. Итак, речь должна быть:

· Достаточно громкой, слышной для всех зрителей, даже в лирических «тихих» моментах. 
· Внятной, дикционно четкой.

· Грамотной (обратите внимания на слова, ударения в которых вызывают сомнения).

· Понятной (разъясните детям-артистам значения непонятных новых для них слов, если такие встречаются в тексте).

· Интонационно насыщенной, не монотонной. 
· Если Вы используете в постановке микрофон, проведите специальное занятие по работе с ним, чтобы ребята научились правильно в него говорить, держать, передавать его и т.д.
ЖЕСТ – это психофоизический знак, который помогает понять состояние персонажа, его переживания, настроения. Жест отражает течение внутренней жизни персонажа, поэтому является вторичным. При этом не всякое движение на сцене становится знаком, выражающим состояние души и мысли актера-персонажа, а лишь то, которое осознанно выстроено в процессе репетиций и освоено актером как необходимое действие. Необходимо уходить от автоматизма в движении, почувствовать ощущение его развития как единого процесса. Важно уловить точность и оригинальный колорит жеста, научиться выстраивать пластическую фразу и пластический диалог с партнером. Именно эти слагаемые актерской техники сделают движение на сцене выразительным. 
МИМИКА – естественный спутник человеческих чувств, – одна из красок в палитре актера, художника человеческого поведения. Верна ли, интересна ли внутренняя жизнь образа, зрители видят по мимике и движениям, по жестам и интонациям. Невыразительность этих внешних средств, пренебрежение ими в процессе работы над ролью обедняют зрительское восприятие. С помощью мимики на лице актера отражается течение внутренней жизни. 
ИМПРОВИЗАЦИЯ – высшая степень мастерства. Она зависит от развития ФАНТАЗИИ и ВООБРАЖЕНИЯ. 

Главные компоненты импровизации: ЗДЕСЬ, СЕГОДНЯ, СЕЙЧАС. 

Надо помнить, что ИМПРОВИЗАЦИЯ создается не на пустом месте. Когда артист ответил на все вопросы и ПОГРУЖЕН в ПРЕДЛАГАЕМЫЕ ОБСТОЯТЕЛЬСТВА, импровизация является естественным продолжением жизни роли. 

Таким образом, ИМПРОВИЗАЦИЯ является выходом подсознания артиста, положенным на сознательную основу. 

ИМПРОВИЗАЦИЯ зависит и от внутреннего настроя человека, и от зрителей, и от партнеров. Поэтому в каждом случае она может быть разной. 

Для того чтобы владеть импровизацией нужно иметь огромный багаж знаний и умений. Поэтому в нашем случае, рекомендуем очень осторожно и дозировано использовать это средство выразительности. 

ПРАВИЛО-6 ДЕЙСТВИЕ НА СЦЕНЕ

Слово «актер» произошло от латинского слова «акт» - действие. Таким образом, актер – человек, действующий в определенных вымышленных обстоятельствах в публичной ситуации. ДЕЙСТВИЕ – ключевое понятие для работы режиссера, актера, театрального педагога.

Итак, что означает действие на сцене, и каким оно должно быть? Предлагаем Вашему вниманию несколько важных тезисов.

· ЛЮБОЕ действие на сцене должно быть ПОДЛИННО, ПРОДУКТИВНО, ЦЕЛЕСООБРАЗНО, ибо недопустимо действовать бессмысленно. В противном случае от этого действия следует ОТКАЗАТЬСЯ. 

· Нельзя, чтобы участник номера выбирал себе неправильную задачу: «В этот момент я ничего не делаю». Во-первых, такого не бывает, если человек жив. Во-вторых, Станиславский пишет, что еще с детства почувствовал «ощущение неловкости при бессмысленном бездействии на сцене».
· В любом сценическом действии всегда нужно уметь ответить на главные вопросы: КОГДА? ГДЕ? ЧТО? ПОЧЕМУ? ЗАЧЕМ? Без ответов на эти вопросы не может идти и речи о действии на сцене. 

· Вначале нужно ответить на вопрос ЧТО? Затем на вопрос ПОЧЕМУ? Потом ЗАЧЕМ? А потом уже на вопрос КАК? Если Вы верно ответите на вопросы ЧТО, ПОЧЕМУ и ЗАЧЕМ?, Вам станет понятно и КАК. Зачастую работа на сцене начинается с КАК, не отвечая на важнейшие вопросы. Тогда нарушается логика, и зритель остается в замешательстве.

· Говоря о действии на сцене необходимо сказать несколько слов о партнерах по площадке. Существует ТРИ ВИДА ПАРТНЕРА: партнер на сцене, партнер в зале и партнер в самом себе. Таким образом, действие актера может быть направленно только по одному из трех этих векторов. 

Актер всегда с кем-нибудь взаимодействует: с другими персонажами, с самим собой, со зрителями. И тут мы встречаемся с производным от действия термином - сценическое ВЗАИМОДЕЙСТВИЕ ПАРТНЕРОВ. 

· Взаимодействие - это всегда КОНФЛИКТ людей с разнонаправленными интересами, а значит, и ЦЕЛЯМИ. А поскольку ВСЕ люди разные, то у всех и интересы разные, следовательно, всегда есть почва для конфликта. А конфликт – это значит БОРЬБА, как средство его разрешения. Следовательно, СЦЕНИЧЕСКОЕ взаимодействие ПАРТНЕРОВ – это всегда БОРЬБА. Иначе неинтересно. Представьте себе произведение, где на протяжении трех часов люди мирно пьют чай и во всем соглашаются друг с другом.

· КОНФЛИКТ и БОРЬБА ВСЕГДА должны быть в сценическом взаимодействии. 

· Воздействие на другого человека выражается через ДЕЙСТВИЕ, и оно является конкретной формой БОРЬБЫ.

· И чем АКТИВНЕЕ каждый стремится достичь СВОЕЙ ЦЕЛИ, тем активнее и интереснее само ДЕЙСТВИЕ. 

Это надо помнить и применять в сценическом ВЗАИМОДЕЙСТВИИ.

ПРАВИЛО-7. ЧТО НУЖНО ЗНАТЬ ОБ ЭСТРАДНОМ НОМЕРЕ
Определившись с базовыми терминами и наметив основные направления творческой работы, остановимся на понятии эстрадного номера, который рекомендуется  нам в качестве оптимального формата для постановки.

Предвидя вопрос: зачем же мы столько говорили об искусстве драматического актера, если придется ставить эстрадный номер, ответим: законы эстрады и театра – одинаковые. На природу эстрадного искусства полностью распространяется учение К.С.Станиславского, которое является базой, основанием для ЛЮБОГО сценического действа, поскольку в его основе всегда лежит творчество актера.
Итак, что же такое эстрада и в чем ее отличие от драматического театра? В эстрадном искусстве зритель непосредственно наблюдает и сопереживает процесс актерского творчества. Зритель видит, в первую очередь, САМОГО актера, а не созданный им образ, либо этот образ создается НА ГЛАЗАХ у зрителя. Этот творческий процесс имеет четко выраженный ВРЕМЕННОЙ характер – начало и окончание действия, которое также происходит НА ГЛАЗАХ у зрителя. 

Чтобы стало еще понятнее, что такое эстрада, приведем несколько очень точных высказываний о ней:

«Дорогое искусство коротких ударов» (Вс. Вишневский).

«Эстрада настолько близка к театру, что провести границу между ними почти невозможно» (Л.О.Утесов).

«Показать абсурд общепринятого» (В.И.Ленин).

Еще со скоморохов, которые в 11 веке, по сути, стали начинателями этого жанра, эстрада жестко пародировала и зло критиковала современные  недостатки. Таким образом, эстрада – жанр, который должен откликаться на самые СОВРЕМЕННЫЕ ПРОБЛЕМЫ. 
Проблема толерантности как раз и относится к этой категории. Поэтому эстрада, ЗЛОБОДНЕВНЫЙ жанр, очевидно, более прочих подходит для решения задач театрального конкурса нашего Фестиваля. 
Приведем пример. Возьмем знакомую с детства каждому сказку «Теремок». На ее основе можно сделать эстрадный номер, отражающий проблематику Фестиваля. Вспомните сюжет: звери разных видов и размеров мирно уживались в гостеприимном теремке до тех пор, пока не приходит медведь, и ломает домик. И здесь сказка предлагает нам два пути для постановки. С одной стороны,  сама сказка указывает на то, что многое, но не всё совместимо в одном доме, что ИЗЛИШНЯЯ толерантность и терпимость ко всему чужеродному может погубить наш дом – Терем-Теремок. Об этом может быть наш номер. Существует вариант сказки, который заканчивается более позитивно: звери общими силами мастерят новый теремок, «лучше прежнего», в котором находится место для всех, и для медведя тоже. В этом случае Ваш номер может нести мысль о том, что теремок может приютить ВСЕХ героев сказки, и теперь они живут там весело и дружно. Социальная и политическая параллель ясна. После того, как Вы примите решение о том, какой вариант идеи номера для Вас интереснее, можно приступать к обдумыванию выразительных средств, которые помогут Вам наиболее точно донести эту мысль до зрителя.
Теперь остановимся подробнее на значении понятия «номер». Итак, НОМЕР – это публичное выступление актера со своим эстрадным материалом.

В номере сконцентрированы все особенности эстрадного искусства: ПЕРСОНИФИКАЦИЯ в актере, непосредственное ОБРАЩЕНИЕ К ЗРИТЕЛЮ (главная форма общения на эстраде), БЫСТРОТЕЧНОСТЬ, КОНЦЕНТРАЦИЯ действия, особая природа художественного существования, возможность исполнения на любых площадках.

ПЕРСОНИФИКАЦИЯ – изображение понятий или неодушевленных вещей  в качестве живых существ, наделенных, определенным характером. Например: справедливость, зло, добро, небо, стул и т.д. Т.е. «персонифицированный» - это наделенный свойствами личности.

НОМЕР – это особое клиповое мышление. А подобное творческое мышление – наиболее сложное. Оно динамичное и очень реактивное. Оно умеет выхватывать ГЛАВНОЕ. Ведь надо в считанные минуты рассказать историю, которую можно показать в полноценном двухактном спектакле или полнометражном фильме. Причем, НЕ ОТСТУПАЯ ни от каких театральных законов. 

Номера, как мы уже говорили, могут быть разных жанров: разговорные, вокальные, пластические, иллюзионные, балетные и т.п. Это значит, что в основе номера лежит словесное, вокальное, иллюзионное или иное, в зависимости от жанра, ДЕЙСТВИЕ. Здесь подчеркивается ДЕЙСТВЕННАЯ РОЛЬ слова, песни, иллюзии, танца, как ОСОБОГО СПОСОБА ВОЗДЕЙСТВИЯ на зрителя.

Дадим же четкую формулировку эстрадному номеру.

НОМЕР — ЭТО ЗАКОНЧЕННОЕ ВЫСТУПЛЕНИЕ АРТИСТА, ПОСТРОЕННОЕ ПО ВСЕМ ЗАКОНАМ ДРАМАТУРГИИ, ОГРАНИЧЕННОЕ ВО ВРЕМЕНИ, ИСЧИСЛЯЕМОМ В МИНУТАХ, ИСПОЛНЯЕМОЕ СПОСОБОМ, В ОСНОВЕ КОТОРОГО ЛЕЖИТ СЛОВЕСНОЕ ИЛИ ИНОЕ, В ЗАВИСИМОСТИ ОТ ВЗЯТОГО ЗА ОСНОВУ ЖАНРА, ДЕЙСТВИЕ.

Кроме номеров, созданных в одном их названных выше жанрах, на эстраде существуют номера, сочетающие в себе признаки нескольких из них, так называемые СИНТЕТИЧЕСКИЕ НОМЕРА.
Синтетический номер предполагает наличие определенных умений исполнителя в РАЗЛИЧНЫХ жанрах. 

За основу берется ОДИН ЖАНР, в котором исполнитель НАИБОЛЕЕ СИЛЕН. Все остальные жанры имеют второстепенное значение, лишь подчеркивая, поддерживая и УКРАШАЯ номер. В разговорном номере могут быть широко использованы песни, танец, пантомима. В вокальном – речь, танец, оригинальный жанр и т.д.

Синтетический эстрадный номер, конечно же, привлекает своей ЗРЕЛИЩНОЙ СТОРОНОЙ. Он ярче выявляет МНОГОГРАННЫЕ СПОСОБНОСТИ исполнителя. 

В работе над синтетическим номером исполнителю следует обратить особое внимание на выявление ГЛАВНОГО ХУДОЖЕСТВЕННОГО КОМПОНЕНТА (или умения). Артист может продемонстрировать в номере множество разных умений, но если НИ ОДНО из них не достигает достаточно высокого уровня, такую работу нельзя считать успешной.

Работая над синтетическим номером, исполнителю следует ответить на следующие вопросы:

I. К какому жанру ПРЕИМУЩЕСТВЕННО следует этот номер отнести?

2. Достигает ли в этом основном (преимущественном) жанре исполнитель достойного уровня?

3. ЦЕЛЕСООБРАЗНОСТЬ использования разных жанров для достижения задачи, ради которой номер создается? 
Мы уверены, что соблюдая наши рекомендации, Вы создадите интересные, яркие постановки, получите удовольствие от творческого процесса, откроете в себе и детях новые таланты, и, главное, в игровой форме обсудите с детьми сложную тему толерантности. 

РЕКОМЕНДУЕМЫЕ ТЕМЫ ДЛЯ ПОСТАНОВКИ 

·  «Гармония в многообразии»

· «Люди на свет рождаются равными»

·  «Многоликий Санкт-Петербург»

· «Город без вражды»

· «Дружба на всех языках»

· Возможен выбор и своей темы

20.07.2012
Программа Правительства 


Санкт-Петербурга «Толерантность» 











� См. главу «Правило-7», стр.12.


� См. «Правило-6», стр.11.


� Подробнее об эстрадном номере - см. одноименную главу методического пособия.


� Рекомендуемые темы для постановки даны на последней странице нашего методического пособия. 


� Характер – совокупность личных, специфических, уникальных черт персонажа. Наиболее продуктивный путь создания сценического характера: «как бы поступил я, если бы обладал такими чертами, как этот персонаж».


� Подробнее об эстрадном номере - см. одноименную главу методического пособия.





� Рекомендуем обратиться к пособиям и учебникам, составленным профессором кафедры сценической речи СПбГАТИ Ю.А.Васильевым.
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