Кармен, Хосе и Онегин

(Новые спектакли Новоуральского театра музыки, драмы и комедии – отчет о поездке 21.01.13)
Свою пьесу «Хосе,  Кармен и автор» Александр Володин, называвшей ее рассказом, считал «очень неудачной» – об этом рассказывает Марина Дмитриевская, опубликовавшая произведение на страницах Санкт-Петербургского  театрального журнала в год смерти автора (2001)).  Как бы то ни было, этот короткий опус ни в коем случае не является просто инсценировкой Мериме; это – абсолютно «володинская» вещь с рефлексирующим, страдающим, одиноким главным героем – Автором. Пытаясь убежать от самого себя, придумать себя другого – сильного, отважного,  Автор «перевоплощается» в романтического персонажа – Хосе. Подчиняясь роковой цепи событий (исследуя на примере этого персонажа как «один наш поступок, пускай случайный, иной раз действительно приводит к последствиям роковым…») в своей «параллельной» жизни он становится любовником самой загадочной женщины на земле; убийцей, контрабандистом, «героем проезжих дорог» и оппозиционером…  Очевидное¸ горькое резюме пьесы – от себя убежать невозможно. Никакое перевоплощение  не спасает ни от мучительных «интеллигентских» рефлексий, ни от одиночества, ни от безыскусственной правды жизни.
Подчиняясь, отчасти, производственной необходимости, отчасти – поэтично-метафорическому строю пьесы, недавняя выпускница Екатеринбургского театрального института, режиссер Яна Русинова, призвав на помощь балетмейстера Наталью Володькину, представила  эту камерную  пьесу в жанре пластической притчи. И нашла одно из приемлемых «антикризисных» режиссерских решений в той ситуации, в которой оказался  Новоуральский театр драмы, музыки и комедии (только что, в ответ на настоятельные вызовы времени, сменивший устаревший бренд театра оперетты на более актуальный). Актерский состав объединил балерину Эллу Сидорову (Кармен), вокалиста Сергея Зубарева (Хосе), артиста музыкального театра Евгения Недокушева (Автор) и танцовщика Антона Бабушкина (он отвечает за всех других мужчин в драме, претендующих на сердце Кармен). Все они должны не только произносить и «отыгрывать» свои реплики и монологи, но и исполнять хореографические партии в  танцевально-пластических сценах – своего рода «лирических» отступлениях, возникающих в узловые моменты сюжета.

Вызывает, поначалу (в танцевальной интродукции как бы прокручивается, заранее, вся история) досаду, эффект балетно-эстрадной пантомимы  в духе самых общих представлений зрителя о цветистой Испании. Но чем дальше, тем больше этот эффект   оттеняется  найденными хореографом моментами точного психофизического действия в танце (особенно – в сценах конфликтных, например, в жестком мужском поединке Хосе и поручика; или полифоничном трио Кармен, Хосе и Автора). В целом, эти бессловесные интермедии придуманы хореографом и обладают драматургической связностью. Именно в них происходят переломные моменты сюжета (сцены любви, вражды, сомнений и убийств), а благодаря использованию пластических лейтмотивов возникают сюжетно-смысловые связи  внутри спектакля. Вот в первом любовном дуэте героиня парит на вытянутых руках Хосе и всплескивает руками, как крыльями – высшая точка, взлет чувств, который дальше, все более исступленно и безнадежно будут пытаться повторить эти двое; этот же взмах, как символ предательства, повторит Кармен и в объятьях Лукаса-Тореро. Антон Бабушкин и в этой партии, и в двух других пластически точен, темпераментен, и однозначен, создавая брутальный образ самодостаточного мачо. Такого, каким никогда, несмотря ни на что, не стать вечно сомневающемуся Хосе. Впрочем, каким станет Хосе в конечном счете – мы можем «подсмотреть». Создатели спектакля представляют неврастеничного Автора (убедительное исполнение Евгения Недокушева)  как окончательно запутавшегося в себе,  заканчивающего свою жизнь то ли в тюрьме, то ли в психушке, Хосе.
Стержнем новоуральской постановки является Кармен. Элла Сидорова – гибкая, выразительная, экспрессивная, вносит, в союзе с володинским текстом, в характер своей героини неожиданную ноту – женской привязанности,  преданности. Вольнолюбивая Кармен вступает здесь в противоречие с собственным имиджем: несмотря ни на что, она любит Хосе.  

Новоуральская версия пьесы Володина подкупает своей непосредственной искренностью и достаточной органичностью разнородных элементов действия: найдена форма и зрелищная, и лаконичная, способная привлечь нового,  возможно, более молодого и современного зрителя.  Ей  недостает, на наш взгляд, более ироничного, именно володинского, актуализирующего взгляда, который  помог бы изнутри взорвать некоторую, как ни крути, оперную китчевость сюжета. Наполнив ее чувствами и проблемами людей сегодняшних.  
Появление в афише не много, не мало, оперы П.И. Чайковского «Евгений Онегин», своего рода – программный ход режиссера Валерия Долганова (и вновь художественного руководителя театра). Он демонстрирует готовность труппы, переживающей художественный апгрейд, к решению весьма рискованных и  амбициозных проектов.  Во всяком случае, отсутствие, в составе бывшей опереточной труппы тенора, да и многих других необходимых атрибутов, делает постановку «Лирических сцен», действительно, таковым… 
Желая представить дорогой нашей публике раритет и, одновременно, показать  потенциал труппы, в составе которой – возможно, не полно (с точки зрения оперных академий) укомплектованный, но вполне качественно, музыкально звучащий оркестр (дирижер и музыкальный руководитель постановки Вячеслав Петушков); несколько обаятельных молодых певцов, обладающих хорошими голосами и  прекрасно подходящих для воплощения образов Татьяны (Ирина Галенкова), Ольги (Юлия Черепанова), Евгения Онегина (Максим Галенков); самоотверженный хор, объединивший всех поющих и танцующих артистов театра; детская балетная студия; режиссер проявляет чудеса изобретательности. Он превращает «сцены» в литературно-музыкальную фантазию. Для связности сюжета вводит Автора (Евгений Недокушев); танцовщика, воплощающего Ленского (Виталий Гудовский) озвучивает хорошей оперной фонограммой. Главным союзником режиссера в его фантазии становится пространство – спектакль идет не на сцене, а в большом фойе театра. Сидя в непосредственной близости от происходящего, в стилизованно-классической зале сталинского ампира (колонны, балконы с балясинами, большие окна и т.п. – здание театра построено в 1951 г.), украшенным чернильными росчерками в духе рисунков Пушкина (художник спектакля – Татьяна Миррова), наделенный некой толикой воображения
 зритель вполне может представить себя в контексте русской усадьбы пушкинских времен. И свидетелем разнообразных увеселений тех времен – народно-жанровой сценки («Уж как по мосту-мосточку»), бесхитростного домашнего бала и, наконец,  более статусного и иерархичного бала петербургского. Балетмейстер спектакля Наталья Володькина  обучила массовку бытовым танцам эпохи; наиболее органичное «проникновение» в стиль происходит именно на Ларинском балу.
Занятные приметы опереточного бэкграунда возникают то здесь, то там: мужской хор, который вторит Гремину в предпоследней картине (как в каком-нибудь «Мистере Икс»); восхитительный  комический, с позволения сказать, старик, каким стал Трике в мастерском исполнении Александра Янушевского. Еще один старик – сам Онегина на склоне дней (мимическая роль в исполнении Василия Овчарова), представлен в постановке как фигура ключевая. Ведь все происходящее – лишь мучительное воспоминание, «все тот же сон», навеянный пожелтевшим листком – письмом Татьяны. 

У спектакля есть недостатки. Сложность соединить солистов, ансамбль и оркестр в несценическом пространстве иногда приводит к акустическим провалам и несовпадениям; некоторая ходульность центральных мужских образов; школьно исполненный дуэт Одетта-Зигфрид, присутствие которого в спектакле выглядит как грубоватый флирт с не слишком искушенным зрителем; «Петербург» в постановке выглядит, скорее, как несерьезная ролевая игра в красивую столичную жизнь. Но достоинства спектакля  - главными из которых является наличие и непрерывность особой атмосферы – пусть искусственной, знакомой только по книжкам и фильмам – атмосферы старой усадьбы, ее быта; атмосферы чтений вслух хороших книг; его музыкальность, безыскусственная простота. Живой дух , в хорошем смысле , студийности – той самой, что наполнила особой теплотой и лирической пронзительностью премьеру спектакля, осуществленную, как известно, в 1877 г. силами студентов Московской консерватории.  
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