Русская драматургия XVII в.
Наряду с развитием демократических тенденций в русской литературе XVII в. появилась и складывалась дворянская культура. Внутри нее зародилось первое литературное направление – барокко. Потребность в новых формах слова, все больше обретавшего художественность, поэтичность, для этого времени была очень ощутимой. Переосмысление традиции вплоть до отказа от нее, обновление круга чтения, поворот взгляда на европейскую словесную культуру отражали формирование новых эстетических вкусов в России. Одним из удивительных и непривычных явлений для русских людей того времени было возникновение театра. 
Интерес к театрализованным представлениям на Руси проявился давно. Так, еще в хождениях на Флорентийский собор (1437–1439 гг.) описаны мистерии, которые русские путешественники видели в европейских городах. Культура XVII в. в России обращалась к западному опыту, в том числе и к традиции театра, который в то время был популярен в разных странах Европы. Появлением театральной сцены и первых представлений в России мы обязаны царю Алексею Михайловичу. Он был личностью неординарной, склонной к обрядовой стороне жизни. Зарождение театра связано с бытом царского двора. 
Русская драматургия XVII в. — факт придворной культуры, об этом пишет А.Н. Робинсон в своей недавно вышедшей книге «Борьба идей в русской литературе XVII века»: «Новые формы дворцового обихода подготовили все необходимые условия для возникновения придворной панегирической или нравоучительной поэзии и ораторской прозы – во-первых, и придворного театра, во-вторых, образцы которых были найдены в западной традиции»
.

Почему театр в России появляется только в XVII в.?

И.П. Еремин считал, что в процессе становления театра немаловажную роль сыграла традиционная ориентация России на Византию. А Византия не знала театра в собственном смысле этого слова. Новые формы, говорил ученый на своих лекциях, появляются в результате «пересадки» на русскую почву литературного опыта других стран. Так возникает поэзия, появляются первые опыты в драматургии, рыцарский роман и авантюрная повесть. В XVII в. начинается обращение культуры России к западным традициям, усиливаются связи с Европой, часто они проходят через Польшу и Украину, этим объясняется повышенный интерес именно к европейскому Средневековью, а не к Возрождению.

Д.С. Лихачев появление театра связывал с изменением жанровой системы в словесной культуре. Он писал: «отсутствие в древней русской литературе некоторых жанров – любовной лирики, развлекательных жаров (романа, авантюрных повествований), театра и пр. – объясняется тем… что из этих областей еще не отступил фольклор… Мне представляется что театр образовался в XVII в. не потому, что его кто-то «перенес» с Запада или самобытным способом «изобрел» в России, а потому, что в XVII в. в нем появилась потребность. ʺТеатральностьʺ была ʺразлитаʺ во многих фольклорных жанрах, смешана с ними; элементы театральности пронизывали собой лирические песни и обрядовые, сказку и былины; театральность была представлена искусством скоморохов… Новые жанры появляются в XVII в. в результате вакуума, созданного отступлением фольклора»
. До XVII в. в Древней Руси жанры литературные и фольклорные тесно взаимодействовали. Жанровые системы дополняли друг друга. Но с середины XVII в. начинаются гонения на скоморохов, и этот политический процесс ускорил разрушение и забвение устной культуры слова. Образовались лакуны, и новые жанры их заполняли как могли.  
Когда говорят об истоках русского театра, то называют обычно народную драму и театрализованный церковный обряд. Я считаю, что русский театр почти не связан с народным театром и церковным обрядом. Русский театр XVII в. – это произведение русско-германское. А.Н. Робинсон и А.С. Демин отмечали, что театр — это создание собственно придворной культуры. Создавая свой культ царского двора, царь создает самое дорогостоящее развлечение — театр.

Сохранились документы, свидетельствующие о том, что мысль о создании собственного театра в России появилась у царя Алексея Михайловича в 60-е годы. Он был наслышан о представлениях в европейских городах. В 1659 г. посол Василий Лихачев, вернувшись из Флоренции, рассказывал об увиденных при дворе герцога Фердинанда Медичи «комедиях». Эти рассказы произвели очень сильное впечатление на Алексея Михайловича, и, видимо, тогда появляется план создания собственного театра в Москве. В 1660 г. царь поручил англичанину Гебдону пригласить из Европы «мастеров комедии делать». Миссия Гебдона была неудачной: ехать в Россию никто не согласился. Мысль о создании театра заглохла. Через некоторое время в начале 1672 г. те же наказы были даны полковнику Николаю фон Стадену. Он вел переговоры со многими актерскими труппами в Курляндии, Пруссии, Риге. Но все переговоры кончились тоже неудачно. Европейцы боялись русских морозов, медведей, которые (по их представлениям) гуляют по Москве, и, главное, того, что их из России не выпустят. Именно впечатление о России пугало западных актеров. Но на иностранцев царь уже не надеялся, и подготовка к собственному театру началась до возвращения посла.

В мае 1672 г. родился сын царицы Натальи Нарышкиной — Петр. Алексей Михайлович решил отметить это событие по-особому, устроить пышное представление. Первой пьесой стало «Артаксерксово действо» и первый спектакль состоялся 17 октября 1672 г.
. Это день рождения русского театра.
Алексей Михайлович обратился к Немецкой слободе, где разыгрывались любительские спектакли. Пастору лютеранину Иоганну Готфриду Грегори было поручено набрать труппу актеров и начать их подготовку. Грегори приехал в Москву в 1658 г., он сначала был учителем в Немецкой слободе, а затем пастором, получил степень магистра. Известно, что в Германии он принимал участие в лютеранском театре, т.е. какой-опыт театральных постановок у него был. Собрав труппу из 60 человек, вместе с двумя помощниками Грегори вел их обучение. Он же написал текст первой пьесы на библейский сюжет – «Эсфири» и назвал ее «Артаксерксово действо». Надо сказать, что Грегори не очень охотно взялся за поручение царя. Его, конечно, очень смущало предложение Алексея Михайловича: он, магистр богословия, должен тешить великого государя, и его ученики, духовным наставником которых он был, должны стать комедиантами. В школе Грегори они учили немецкий, латинский и славянские языки, что облегчило работу над спектаклем. Сюжет об Эсфири был хорошо известен на европейской сцене. Казалось, Грегори можно переработать для русского театра немецкий вариант пьесы. Но пастор создал свой оригинальный текст, приспособленный к реалиям русской действительности, к запросам царского двора. Выдвинув на первое место Артаксеркса, он связал сюжет с обстоятельствами жизни Алексея Михайловича: его женитьбой на Наталье Кирилловне Нарышкиной, возвышением Артамона Матвеева, низложением Ордина-Нащокина и др. Грегори традиционный театральный сюжет приблизил к библейскому тексту, архаизировал его, усилил нравоучительность, что было очень понятно русскому зрителю. Пьеса рассказывала о прославлении скромности и благочестия (Мардохей раскрыл заговор и спас жизнь персидского царя Артаксеркса) и наказании гордыни (Аман, фаворит Артаксеркса, отличался деспотизмом и тщеславием, мечтал о высоких почестях, был снедаем завистью и мщением). Красавица Эсфирь, смирением и красотой обратив на себя внимание царя и став женой Артаксеркса, спасла свой народ. Она, вопреки этикету, явилась без приглашения к царю, что расценивалось как мужественный поступок, и просила его прийти на устроенный ею пир, где попросила своего господина о помощи: заступиться за еврейский народ, отменить указ об его истреблении. Артаксеркс выполняет ее просьбу, приказывает казнить Амана и дает евреям право расправляться с их врагами. 
В 1954 г. были найдены сразу 2 текста «Артаксерксова действа»: в Вологде И.М. Кудрявцевым
, во Франции А. Мазоном
. Работа Кудрявцева об истоках русского театра очень интересная. Он доказал, что перевод пьесы на русский язык сделан в Посольском приказе, приготовлен его роскошный подносной экземпляр для царя Алексея Михайловича, исследователь предположил, что опальный боярин А. Матвеев вывез рукопись с собой в ссылку. Лионский список Мазона сохранил параллельные варианты пьесы — русский и немецкий, он представляет собой оригинал славяно-русской переделки «Артаксерксова действа», по нему можно судить о работе переводчиков. Мазон доказывал, что автор немецкого текста – Иоанн Грегори. И. Грегори выступил не только как драматург и режиссер, но и как основоположник русской театральной школы. 
По какому принципу формировался репертуар придворного театра? Выбор сюжетов, видимо, был продиктован тем, чтобы не вызвать негодование или явного неприятия русским зрителем, непривычным к театральным зрелищам («позорищам»). Я считаю, что на выбор библейских сюжетов для первых постановок, несомненно, наложило отпечаток и мировоззрение пастора Иоанна Грегори. Протестантское направление использовало библейские сюжеты для утверждения и пропаганды основных религиозных идей.

Работа по подготовке спектакля шла очень быстро. За 5 месяцев была написала и переведена пьеса, в сентябре начались репетиции. В Преображенском, летней резиденции царя, построена просторная «комедийная хоромина», где были сделаны специальные места для царя и клети для царицы и придворных дам (лица женщин не должны быть видны посторонним). Сцена по размерам была больше зрительного зала, отделена от зала перилами, но на ней находились зрители (вельможи). Внутреннее убранство было роскошным. Сценическое место позволяло создавать эффектные действия. Сложная бутафория, богатые реквизиты, пышные костюмы, сшитые из дорогих тканей (сукно, атлас, кружева), горностаевые меха и др. должны были создать обстановку достоверности происходящих событий (а актеры жаловались на голодную жизнь). Были роскошные декорации, но как они сменялись, как менялось действие, как был устроен занавес, неизвестно, может быть, занавес открывался по частям. Если первую труппу набирали из иноземцев с Немецкой слободы, то дальше в актеры принимали детей дьяков, подьячих, мещан. Женские роли, как и в европейских театрах, исполняли мужчины.
Бояре и приближенные царя обязаны были быть на спектакле. Истинное удовольствие получил только царь: первый спектакль шел 10 часов, и сидеть мог только царь, а зрители (бояре) должны были смотреть представление стоя, поэтому И.М. Кудрявцев назвал первый русский театр «театром одного зрителя». Спектакль шел без антрактов, потому что необходимо было создать эффект прямого присутствия при историческом действии, зрители должны были почувствовать свою сопричастность происходящему на сцене, стать свидетелями далеких событий. Так воспитывалось новое отношение к прошлому: история оживала в настоящем, показывалась, изображалась. Мамурза ("оратор царев") комментировал происходящее на сцене, помогал восприятию возрождения прошлого. Привыкнуть к сценической условности и принять ее русскому человеку, воспитанному на обрядовой культуре, было непросто. Само «действо» было для него потрясением. Царь оказался талантливым зрителем, он получил истинное удовольствие от представления, остался очень доволен своим предприятием. Грегори получил хорошее вознаграждение (40 соболей). А бояре пошли в баню смывать грех. 
Новый герой, созданный в пьесе, – «деятельный человек», им предугадывалось наступление нового времени, времени преобразований. На смену благочинному поведению приходила динамичность поступков. Герои пьесы говорили, что надо «поспешать», «не мешкать», «скоро творить», «не губить время». Это уже новые интонации в речи героев. История учила настоящему, подготавливала будущее. Новой была и тема любви, она прозвучала со сцены «комедийной хоромины», так Артаксеркс, могущественный правитель, подчиняется страсти: «зане сердца моего услаждение, паче ми солнца купно луны со звездами и всего моего царства и с вами».
Вторая пьеса – «Юдифь» («Олоферново действо»), видимо, тоже была написана Грегори и тоже на библейский сюжет. Она была поставлена в феврале 1673 г. Знаменитый рассказ о красавице Юдифи, отрубившей голову Олоферну, тем самым спасшей иудеев, не мог не захватить зрителей.  

Пьеса очень объемная, включает 7 действий и 29 «сеней» (сцен). Действующих лиц более 60. В известный библейский сюжет автором сделаны большие вставки, дополнения, которые не очень тесно связаны с основным ходом событий. Спектакль начинается со сцены совета у Навуходоносора. Царь отправляет свое войско во главе с полководцем Олоферном против иудеев, вручает ему свой меч, который воспринимается как знак победы. Олоферн доходит до города Вефулии, осаждает его, но жители города оказывают сопротивление, защищаются как могут. Через пять дней, лишенные по приказу Олоферна воды, горожане принимают решение – сдаться. В четвертом действии появляется красавица Юдифь, она уговаривает людей еще продержаться, обещает, что с Божьей помощью они будут освобождены. Сама вместе со служанкой Аброй отправляется к Олоферну, надеясь обольстить его и убить. Олоферн, наслышанный о красоте Юдифи, хочет ее видеть и приглашает на свой пир. Юдифь покоряет его сердце: «Не зриши 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 аз низпадаю». Вагав признает: «Прехрабрый Олоферн уже преодолен есть, сам убо сдается в плен, такожде и во узы: еже мечь и сабля вражия не возмогла, то женская красота сотворити успела…». Оставшись наедине, Юдифь, приступает к постели Олоферна, молится: «Господи, Боже израилев! Укрепи мя и призри в сей час на дело рук моих, яко обещал, если Иерусалиму, граду Твоему, возвеличити его, да совершу сия, яже умыслих, уповающе на Тя». Мечом, даром Навуходоносора, Юдифь отсекает Олоферну голову. Красавица приносит в Вефулию знак своей победы – голову Олоферна, которую вывешивают на городской стене. Все жители города радуются свободе. 
Тема отсеченной головы и бегства в пьесе нагнетается. Юдифь на глазах у зрителей отсекает голову, и на сцене разливается настоящая кровь (она была приготовлена за кулисами: видимо, закололи какое-то животное), что усиливает драматический эффект. Это чисто английская черта. Позднее Ф. Прокопович в своих пьесах убирает со сцены трагические моменты.
«Юдифь» в наибольшей степени отразила специфику драматургии XVII в. В литературе такие пьесы носят название «английской комедии». Комедия в XVII в. – это пьеса вообще. На жанровые особенности указывают определения: жалостная комедия, прохладная комедия и т.д. Для «английской комедии» характерны: большой объем, большое количество явлений; несоблюдение единства времени и места; постоянное смещение трагических и комических мотивов. Свои сюжеты она строила на событиях библейских, исторических, обращалась к рыцарским романам, балладам, новеллам. Основной акцент ставился на занимательности, драматическое действие сопровождалось пением, пляской, эффектными сценами. Для «английской комедии» очень характерно чередование элементов комического и трагического. 
В XVII в. после буржуазной революции в Англии были запрещены театральные представления. Труппы английских комедиантов привезли в Европу свой репертуар. «Английская комедия» особенно популярна была в Германии. Грегори, конечно, не мог не испытать ее влияния, но в русских пьесах он все-таки усилил моралистический тон и снизил эффект занимательности. 
«Юдифь» сохранила черты многие черты «английской комедии». Самым ее ярким элементом было сочетание комических и трагических сцен. Так, сцене убийства Олоферна предшествует картина мнимой казни Сусакима, солдата, попавшего в плен к иудеям, разыгравшего роль шута. Казнь Олоферна как бы предсказана казнью Сусакима. Иудеи угрожают Сусакиму отсечением головы. Напуганный, он пытается шутить, так, например, он прощается с жизнью: «Простите, седмь вы веселия годовые времени: младыя цыплятки, ягнятка, яица свжия вешния, кормленные каплуны и телята жареные, в пасце молоко и сметана, колачи крупичатые с маслом и молодые голуби жареные, летник скворцы и жаворонки, кролики и зайцы молодые осенник, гуси жирные, утята, кислая капуста, вина, жаркое и мясо баранье в пирогах, шуба и рукавица да шапка теплая… Простите! Простите!». Сусакима бросают на землю, бьют лисьим хвостом по шее, «палачи» смеются и уходят. Сусаким поднимается и, не понимая, жив он или мертв, говорит: «Якоже надо мною ныне творитца, не ведаю. Жив ли я или мерт? Право, впрям того знать не могу, подлинно ли есть умер есмь…». Сусаким ищет свою голову под смех зрителей. В пьесах XVII в. почти нет ремарок, но в сцене «казни» Сусакима появляется подробное ее описание: «Зде Сусакима о землю ударят, и бьют по ногам, и лисьим хвостом по шее ево вместо меча ударя, дондеже оттого падает и будто мертвец лежит на земле. Ванея с товарыщи отступят со смехом. Тогда поднимается Сусаким и со страху паки, встав, речет:» Это пояснение – новая деталь в драматургии. Символичен лисий хвост – атрибут шута. Ему будет противопоставлен меч Олоферна. 
Другой комический образ – служанка Абра. Ее «низкий» образ противопоставлен эпической красавице Юдифи. Сцена молитвы Юдифи и диалога с Аброй перед казнью Олоферна содержит смеховые элементы, которые снимают эмоционально-психологическое напряжение перед казнью Олоферна. Такие детали говорят о высоком мастерстве автора XVII в.
С сюжетом «Юдифи» связана тема гордого царя. Она стала одной из основных в литературе и публицистике XVII в. и обсуждалась на самых разных уровнях: в творчестве Симеона Полоцкого, Юрия Крижанича, в крестьянской книжности (известны 5 повестей о гордом царе, каждая из них, варьируя сюжет, придает свое толкование мотива). Таким образом, драматургия поднимала вопросы, актуальные для русской исторической действительности XVII в.
В «Юдифи» тема наказания гордого царя решается традиционно: гордый воевода побежден слабой женщиной. В литературе XVII в. гордый царь, как правило, наказывался самым слабым человеком (женщиной). Тема – отношения царя, просвещенного правителя и народа – в придворной драматургии и в творчестве Симеона Полоцкого только зарождается, она станет главной в литературе XVIII в. Образ мудрого советника тоже возникает в одной из первых пьес русского театра.

О.П. Морозов отмечал еще одну важную деталь в «Юдифи»: образ меча Навуходоносора идет из повествовательной литературы. Это справедливо для происхождения мотива оружия Навуходоносора. Но, на мой взгляд, функция меча в «Юдифи» — другая. Меч — символ силы Олоферна, именно этим мечом Юдифь отрубает ему голову. Этот мотив (казни врага отсечением головы) выдержан в традиции библейских сказаний, согласно которой оружие врага обрушится на его же голову.

 «Юдифь» по языку и по другим достоинствам неравноценна. В начале пьесы в основном фразы тяжеловесны, во второй части действия выписаны легче и свободнее. Вообще в пьесах XVII в. чувствуется неразработанность стилистики, диалогической речи, монотонность повествования. Например, такая лирическая сцена, как объяснение в любви Олоферна, написана тяжеловесным языком.

«Юдифь» в начале XVIII в. ставится заново. Текст был исправлен: сделан стихотворный пролог, сокращены комические сцены.

Репертуар придворного театра расширялся. Появились «Егорьевская комедия», «Жалостная комедия об Адаме и Еве», «Малая прохладная комедия об Иосифе», «Комедия о Давиде и Голиафе». Как видим, все сюжеты библейские. Переводчики обращались к Библии как  источнику. Но со временем появились и светские пьесы, например, «Комедия о Тамерлане и Баязете». Анализируя сохранившиеся семь пьес русского придворного театра, А.С. Демин писал: «Авторы пьес изображают не столько благоденствие отдельных персонажей, пусть даже самых значительных, сколько устроенность мира в целом, гармонию мира, нарушаемую назревающим конфликтом, но непременно вновь восстанавливаемую»
.

Сюжеты первых постановок в русском театре были хорошо известны. Они разыгрывались в европейских театрах, например, в XVI в. в Германии «Юдифь» шла во многих вариантах. Но русская версия этой пьесы оригинальна. Установлено, что она не повторила ни одной западной постановки. Так в чем специфика русского театра? Во-первых, это пьесы, написанные в России, и они поднимают проблемы своего времени. Женитьба Алексея Михайловича на молодой, но не очень знатной Наталье Нарышкиной ассоциировалась с сюжетом Артаксеркса и Эсфири, в паре: Артамон Матвеев, родственник Натальи, и Мардохей, родственник Эсфири, – напрашиваются параллели. Пьесы связаны с традицией собственно русской литературы. Во-вторых, ни для одной русской пьесы не найдено иноземного источника. Безусловно, московские «комедии» имеют русское происхождение.

На каком языке писались первые пьесы русского театра? В «Юдифи» мы находим много германизмов, поэтому напрашивается вывод: «Юдифь» переведена с немецкого. Но в тексте есть и полонизмы. Исследователи XIX в.: П.О. Морозов, А.Н. Веселовский, В.Н. Перетц считали, что «Юдифь» написана на немецком языке, переведена украинцем в Посольском приказе. А. Мазон высказал гипотезу: поскольку подготовка к спектаклю шла очень быстро и заниматься переводом было некогда, то «Юдифь» была сразу написана на русском языке. Гипотеза Мазона мне кажется очень интересной, но, на мой взгляд, она не состоятельна. Я придерживаюсь традиционной точки зрения: перевод сделан не украинцем, а поляком в Посольском приказе. Доказательством может служить название монеты – талер, эта деталь может быть связана с присоединением Украины. Известно, что после 1664 г. монета была отменена, но термин еще долго использовался в речи. В кругах Посольского приказа пользовались словом «ефимок» вместо «талер». По-моему, этот факт доказывает, что пьеса переведена поляком в Посольском приказе. Существует точка зрения, что переводчиком «Юдифи» был Симеон Полоцкий (И.Е. Забелин). Она, на мой взгляд, не выдерживает критики, потому что стили пьесы и сочинений Полоцкого не совпадают.

Русский придворный театр просуществовал недолго. В 1675 г. умирает Иоанн Грегори, в следующем, 1676 г. умирает Алексей Михайлович. После его смерти царь Федор приказал закрыть «комедийную хоромину». Алексей Веселовский считал, что Федор Алексеевич посещал спектакли, которые устраивала Софья. Проф. Шляпкин считал, что пьесы ставились и при дворе Натальи Нарышкиной в конце XVII – нач. XVIII в. 
Итак, ранняя русская драматургия стала начальным этапом в процессе становления национального театра. Она совершила переход от традиционных благочестивых сюжетов к рассказам светского содержания. Она привила культуру театрального действия на русской почве.
Начало русского школьного театра связано с именем Симеона Полоцкого. Будучи связанным с Киево-Могилянской коллегией, где жанр духовной драмы успешно развивался, он хорошо знал ее теорию и практику. В Москве Симеон Полоцкий написал две пьесы – «Комедию о Навуходоносоре-царе» и «Комедию притчи о блудном сыне». Наиболее известна последняя, которая является сценической интерпретацией известной евангельской притчи и посвящена проблеме выбора молодым человеком (т. е. новым поколением) своего пути в жизни. Эта тема была чрезвычайно популярна, можно даже сказать, что она доминировала в русской литературе второй половины XVII века.

Школьная драма появилась в Германии в конце XV в. Ее становление было вызвано интересом писателей Возрождения к римской классической литературе. Наиболее востребованы были комедии Теренция. В стенах учебных заведений с ее помощью решались идеологические и педагогические задачи. Со временем драма выходит из школы к широкой публике. Школьная драма служила укреплению идей католичества, просвещению молодежи. Иезуиты использовали ее в XVI–XVII вв. для пропаганды своего учения. Составлялись специальные пособия для сочинений школьных драм.
Теория школьной драмы такова. Пьеса должна иметь трехчастную композицию – пролог, фабулу, эпилог. Фабула разыгрывалась в 3–5 действиях. Текст писался стихами или рифмованной прозой. Пролог и эпилог исполнялись на народном языке, фабула – на латинском.
Пьесы Симеона Полоцкого были написаны силлабическим стихом и включены автором в «Рифмологион». Обе основаны на библейских сюжетах. «Комедия о Навуходоносоре-царе» обращается к рассказу из «Книги пророка Даниила», «Комедия о блудном сыне» – к евангельской притче. Сюжет о блудном сыне был очень популярен в европейской драматургии, и в России он был востребован. В его контекст можно поставить сюжеты русских бытовых повестей о молодых людях, пытающихся найти свой путь в жизни («Повесть о Горех-Злочастии», «Повесть о Савве Грудцыне»).

«Комедия притчи о блудном сыне» отличается простотой изложения, отсутствием аллегорий, иносказаний, попытками типизации персонажей, преобладанием бытовых деталей, связанных с реальной действительностью. Не известно, была ли поставлена эта пьеса. Она была опубликована после смерти Симеона Полоцкого (1685 г.).
Пьеса состоит из пролога, шести действий и эпилога. Сюжет выписан по канве евангельской притчи и дополнен конкретными подробностями. Младший сын, стремясь к самостоятельности, отстаивает право свободного выбора и собирается заняться науками: «И ты мне, отче, изволь волю дати, / Разуму сущу, весь мир посещати… Что стяжу в дому? Чему изучуся? Лучше в странствии умом сбогачуся». Для Симеона Полоцкого важна была мысль о тяге молодежи к знаниям, поэтому звучание просветительских мотивов отличает пьесу придворного драматурга. Для него важна также дидактика. Отношения отца и сына построены на гуманных основах. Отец – умеренный консерватор, он не пользуется своим родительским правом запрета, дает сыновьям возможность свободного выбора. И с отеческой радостью принимает возвращение заблудшего сына. Библейская притча по-новому озвучена в русской драматургии. Замысел Симеона Полоцкого мог быть порожден исторической реалией: сын Ордина-Нащокина, известного боярина, крупного чиновника, царского любимца, бежал за границу в 1660 г.
«Комедия притчи о блудном сыне» отражает барочное мировоззрение Симеона Полоцкого. Установка на поучение с развлечением задана в прологе пьесы: «Изволте убо милость си явити, / Очеса и слух к действу приклонити:/ Тако бо сладость будет обретенна, / Не токмо сердцам, но душам спасенна».

Школьный театр был довольно распространен в России, дошел он и до Сибири. Известно, что при тобольском духовном училище, основанном сибирским митрополитом Филофеев Лещинским, существовал духовный театр. Сведения о нем случайно дошли в Черепановской летописи, где ее автор, церковный староста и ямщик И.Л. Черепанов, со злорадством описывает, как 8 мая 1705 г. сильная буря сорвала с главы собора крест, и называет это явление «Гневом Божиим» за греховные действа. Нам, к сожалению, не известны ни драмургические сочинения, ни их авторы. Вероятно, ими были учителя тобольской школы.
При Тобольском архиерейском доме, вероятно, разыгрывались литургические драмы – театрализованные действа, непосредственно включавшиеся в богослужение – «Пещное действо» накануне Рождества Христова и «Шествие на осляти», приуроченное к неделе Ваий. 

Театр в Сибири, как и в России, выполнил функции публичного театра. Он вышел за рамки придворной культуры, стал общественным явлением, «воспитателем» чувств. Из школьного театра вырос русский национальный профессиональный театр Федора Волкова.
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