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ХХ століття стало особливо переломним у долі європейських жінок. Відрив від звичного родинного вогнища, опанування нових, загальноприйнятих суто чоловічих професій, активна участь у політичному житті, культурному та мистецькому процесі… І жінка зуміла захопити гідне місце, в буквальному сенсі відвоювала його у чоловіків.
Саме долям великих жінок ХХ ст. присвячено виставу київського театру-школи «Образ»: «В об’єктиві – жінка», прем’єра якої була приурочена до Міжнародного жіночого дня 8 березня. За словами режисера та автора ідеї твору Ольги Міхневич, на створення цієї вистави її надихнули реальні історичні персонажі, їхні складні, часом трагічні долі.   
Загалом виставу вирішено у форматі телепередачі: двоє ведучих – чоловіків, один з яких, за сюжетом, написав книгу «Сім великих жінок ХХ століття», обговорюють долі героїнь книги. Кожна з обраних семи жінок щось змінила у світі, залишила глибокий слід в історії ХХ століття. Кожна з них була новатором у чомусь, і змусила суспільство визнати свій талант та свою силу. 
Вибір історичних персоналій досить незвичний, на перший погляд: Мата Харі, – знаменита танцюристка та спокусниця; Ольга Кніппер-Чехова –   велика актриса та муза Антона Павловича Чехова; Фріда Кала, мексиканська художниця; Лені Ріфеншталь – режисер та найвпливовіша жінка гітлерівської Німеччини; Фаїна Ранєвська – одна з улюблених актрис радянської публіки; Каміла Клодель – перша загальновизнана жінка-скульптор; Коко Шанель – королева моди, яка змінила і зовнішній вигляд, і самосвідомість жінок ХХ століття. 
Режисер разом з актрисами старанно досліджували біографії втілюваних ними персонажів, формували монологи про найактуальніші події з життя героїнь, підбираючи текст, який би найповніше розкривав їхні характери й ставлення до тих чи інших подій. Фотографії, відеозаписи, листи, спогади сучасників – весь цей матеріал ліг в основу вистави. Відеоматеріали, як складова сценографії, під час вистави транслюються на великий білий екран, в якості супроводу монологів актрис.
Чому саме ці сім жінок? Тому, що вони, незважаючи на опір суспільства та, часто, на невизнання й навіть ненависть найближчого оточення, займалися улюбленою справою і до кінця залишалися вірними своїм моральним принципам. Всіх їх об’єднує одне: нещасливе родинне життя. Вони не можуть поєднати родину й улюблену справу, здебільшого через те, що між ними та їх близькими стає елементарна заздрість і ревнощі. 

Мата Харі, справжнє її ім’я Маргарета Гертруда Земле, стала танцівницею екзотичних танців після смерті свого сина, коли чоловік перестав сприймати її як жінку. Самоутверджуючись за рахунок закоханих та спокушених нею чоловіків, вона знищила свою справжню особистість, перетворивши своє життя на чарівну індійську казку. Її роль виконує Тетяна Баландіна. Промовляючи монолог великої спокусниці у в’язниці в очікуванні страти, вона сміється над суддями, котрі звинувачують її у шпигунстві та державній зраді – кохання коштує значно дорожче, ніж будь-які відомості про можливий хід війни. Смертний вирок не лякає Мата Харі. «Я вмію красиво танцювати, я вмію красиво кохати, я зумію і красиво померти» – говорить вона, незадовго до того, як пролунає постріл, який обірве її життя. Пластичне рішення монологу відповідає індійським танцям; костюм поєднує елементи індійського та європейського вбрання, що замінює грубу в’язничну сорочку. Реквізит складається з в’язничної лавки, накритої чорною тканиною і бокалу. Монолог супроводжують індійські мелодії, які звучать то тихіше та спокусливіше, то, навпаки, голосніше й агресивніше, залежно від настрою.
Ольга Кніппер-Чехова, дружина знаменитого письменника та драматурга Антона Павловича Чехова, виконувала головні ролі у його п’єсах – була його музою. Весь монолог вона промовляє, сидячі за невеликим столом або ж ходячі навколо нього. На столі лежить найцінніша для неї у даний момент річ – медальйон з зображенням коханого чоловіка. Саме до нього вона постійно звертається. Через важку хворобу А. П. Чехов мусив залишатися у Криму, а Ольга Леонардівна не могла покинути Московський Художній театр. Друзі звинувачували Ольгу у байдужості до чоловіка, а дехто – навіть у жорстокості до нього. Але, якби вона покинула театр, то хто б прославив на весь світ його п’єси, блискуче граючи у них головні ролі? Внутрішня суперечка Ольги пояснює їхню розлуку – якби вона покинула театр, коханий страждав би від докорів сумління через те, що зруйнував її кар’єру. Ольгу грає Оксана Прогнимак. Костюм відповідає епосі. Її силует з загального мороку сцени виділяє тьмяне освітлення від настільної лампи, це додає атмосфери таємничості та інтимності моменту переписки Ольги з чоловіком. Реквізиту небагато: круглий столик, стілець та троянди, які їй подарували глядачі. Її образ надзвичайно лаконічний, Оксана Прогнимак виглядає справжньою дамою початку ХХ століття.    
Мистецтво Фріди Кало народилося з болю. Вона почала малювати, проходячи реабілітацію після страшної катастрофи – автобус, у якому вона їхала, зіштовхнувся з трамваєм. Кілька переломів хребта, переломи стегон та розірвані м’язи – ці травми надовго прикували її до ліжка. Саме лежачи вона стала малювати. Біля її ліжка було величезне дзеркало, у якому вона постійно бачила себе. «Фріда ззовні… Фріда зсередини…». Роль художниці виконує Марія Татаринова. На сценічний мольберт встановлено велике дзеркало, у якому актриса віддзеркалюється, й, водночас, на ньому малює. Дзеркало обертається на двох вертикальних осях, і вона крутить його, попутно малюючи з двох боків. Її монолог звернутий і до глядачів, і до чоловіка – відомого мексиканського революціонера монументаліста-новатора Дієго Рівери, з яким у неї були досить складні стосунки. Вона шалено його кохала, але через його постійні зради кілька разів із ним розлучалася, щоправда, потім знову поверталася. Її репліки супроводжуються запальним мексиканським танком, під час якого вона час від часу хапається то за хребет, то за стегна, імітуючи різкий біль. Адже Фріда, не зважаючи на свої страшні травми, зуміла не тільки стати на ноги, а й була постійною гостею запальних богемних вечірок. Її танок – це перемога життя над смертю, рухів скаліченого тіла над нерухомістю. 
Наступна героїня вистави – жінка, яка називала себе «найвпливовішою людиною Німеччини» – Лені Ріфеншталь, одина з найсильніших режисерів ХХ століття. Вона створила еталон спортивного репортажу. Її талант використали фашисти для своєї пропаганди: за часів панування Гітлера вона мусила зняти пропагандистський фільм «Тріумф волі», який став, знову ж таки, еталоном пропагандистського кіно. Вплив, який мало її кіно на народні маси, можна було порівняти з харизмою самого Адольфа Гітлера. Тільки її фільми пережили диктатора. Лені Ріфеншталь була нестримною, енергійною жінкою, яка познайомила західний світ з життям африканських племен, створила кращі зразки мандрівних репортажів, і навіть у дуже поважному  віці не втратила молодіжного запалу та жаги до відкриттів та звершень. У 98 років вона знімала кіно в Африці та розбилася на гелікоптері, у 99 років – відвідала Росію, і її смерть на 101 році життя видалася оточенню раптовою. На сцені вона сама керує своїм життям – своїм монологом: актриса Олена Владімірова виходить на сцену просто через глядацький зал, сама зриває чорне покривало зі свого реквізиту – режисерського стільця. Кадри з фільмів та хронікальні записи життя демонструються на екрані, до якого звернута частина монологу. У спектаклі Лені вустами актриси ділиться з глядачами своїми планами на майбутнє: вона мріє зняти художній фільм про Пентесілею – володарку амазонок, засліплену коханням. Лені намагається якомога краще уявити суть могутньої амазонки: Пентесілея не феміністка, вона кохає чоловіка настільки сильно, що від цього сліпне. Колись вона сама мріяла зіграти Пентесілею, але роки вже взяли своє. Любов до кіно, бажання знімати сильні настільки, що вона готова відмовитися від власних очей, і готова замінити їх камерою. І зрозуміло, чому: у післявоєнні часи Лені звинуватили у пропаганді фашизму, але згодом виправдали. Правда, їй не дозволяли знімати художні фільми: постійно нагадували сумнозвісний «Тріумф волі» та приписували фашистську естетику іншим її роботам. На жаль, тавром «фашистська естетика» було позначено образи німецьких спортсменів, які виглядали, немов справжні боги. «Вундерменшен» – надлюдина, генетично запрограмована на всесвітнє панування, гордо дивилася на глядачів з кінострічок Ріфеншталь, являючи собою приклад для наслідування. Внутрішня сила та незламний дух самої Лені Ріфеншталь також є взірцем відданості улюбленій справі та прагнення досягти поставленої мети.

Популярна радянська актриса Фаїна Ранєвська постає перед глядачами вже літньою жінкою, яка розповідає про своє складне та далеко не веселе життя. Юліана Барташ, яка виконує її роль, як і сама актриса, не відповідає віковій категорії Ранєвської. Будучи молодою дівчиною, яка тільки починає акторську кар’єру, Фаїна Григорівна Фельдман (майбутня Ранєвська) мусила гримуватися під літніх жінок, бо ролі юних красунь діставалися не їй. Вона ділиться з глядачами історією своєї юності та своїх поневірянь на шляху до театру. Легкий гумор, яким пронизаний її загалом невеселий монолог, значно пожвавлює загальний напружений емоційний фон вистави. Глядачі обожнювали Ранєвську, відвідували її вистави десятки разів. І щоразу вона грала по-новому, кожна вистава була іншою, незвичною для глядачів. Її переслідували біля службового виходу, ганялися за нею на вулицях. З сумною іронією актриса розповідає про таку народну любов і про те, що начальство її не визнавало. Але народна любов також часто дратувала актрису – за сценічними та телевізійними амплуа смішних бабусь, тіток та казкових персонажів майже ніхто не бачив її справжньої сутності, її душі. Самотність, яка переслідувала Ранєвську протягом усього життя, здавалася непомітною широкому загалу. Насмішки, недотепні жарти, ототожнення з зіграними ролями, адресовані реальній людині, справляли неприємне враження на актрису, особливо у вустах можновладців. Вона сидить перед великим трюмо, у якому немає дзеркал. Дивлячись на глядачів через порожні рамки, вона іронізує над необхідністю писати про своє життя. Свій монолог вона завершує історією про клоуна: «До знаменитого лікаря якось прийшов пацієнт: – Допоможіть мені, лікарю: мене замучила туга та відчуття страшної самотності. – Я Вас вилікую, – відповів лікар, – Сьогодні ж ввечері йдіть до цирку. Там виступає великий клоун: він Вас так розсмішить, що ви миттю забудете про тугу. – Дякую Вам,  –  відповів пацієнт. – Цей клоун – я.»

Наступна героїня вистави – перша визнана жінка-скульптор Камілла Клодель, роль якої грає Людмила Замидра. Її доля склалася надзвичайно трагічно – талант та майстерність зробили її об’єктом заздрості й ненависті з боку оточення, як близьких людей, так і конкурентів. Жінка-скульптор – таке поняття було нонсенсом у кінці ХІХ століття, вона не мала змоги ані професійно навчатися, ані повноцінно працювати. Її зневажала власна мати, котра мала на меті швидше і вигідніше видати доньку заміж. Батько підтримував її, і влаштував до майстерні Альфреда Буше, але вона – дівчина – не мала права вступити до професійної школи. Руйнація її стосунків з кумиром-наставником коханим Роденом переросла у трагедію всього життя, і зрештою вона, за наполяганням родини, опинилася у психіатричній лікарні. На сцені демонструється обмежений світловою плямою простір, який символізує психіатричну лікарню. Саме у цій плямі і рухається Камілла, промовляючи свій монолог та працюючи над скульптурою. Холодний білий квадрат на підлозі, абстрактна біла лампа згори та гальмівна сорочка білого кольору – все це загострює враження відчаю та пустоти, у яку соціум штовхнув талановиту жінку за те, що вона насмілилася дати волю своєму таланту та своїм почуттям. 
Остання героїня спектаклю – Коко Шанель, жінка, яка незважаючи на своє просте походження, заслужила звання «королеви». Ксенія Литвин – виконавиця ролі, переконливо подає характер та манери метра швацької майстерності. Коротка історія юності, кохання, нелегкого шляху до визнання та створення власної лінії моди, відкриття власної майстерні слугує вступом до розповіді безпосередньо про знищення стереотипів, звільнення жінки від пут надмірності та скутості. Шанель переконала жінок у необхідності зняти корсет, підкоротила спідницю та прибрала безліч оборок, стрічок, мережив… Все це вона вважала надмірним, зайвим. І так думала не тільки вона: європейські жінки також втомилися від надмірного вбрання, і від свого залежного положення, яке це вбрання підкреслювало. Все життя стрімко змінювалося. Саме Шанель відчула настання буремного ХХ століття та стала провідником нового. Захоплення ідеями Шанель, наслідування їй посилювало її популярність, і вона мала можливість творити свій стиль, змінюючи світ на свій манер. Суворий силует, який об’єднував всі її моделі, знайшов своє найяскравіше виявлення у найвідомішому та найпопулярнішому витворі Коко Шанель – маленькій чорній сукні. Ця сукня займає центральне місце на вішалці – скромному реквізиті Шанель. На створення цієї сукні її надихнула трагедія – смерть коханця Боя Кеппела. Стосункам з ним у монолозі виділене окреме місце. Коко закохана у Боя, але не може змусити себе прийняти його спосіб життя та стати звичайною заміжньою жінкою. Вона надто сильно цінує свою свободу та незалежність, щоб стати чиєюсь дружиною. Але при цьому їй важко обходитися без коханого – її нестерпно дратують часті розлуки з ним. Одного разу на знак протесту проти його довгої відсутності вона обрізала своє розкішне волосся, яке він так любив. А потім сама засоромилася свого вчинку, і збрехала йому про причину своєї короткої стрижки. Після його смерті вона повністю присвятила себе моді. Вона навчила жінок носити брюки, ввела у моду біжутерію, створила досконалий парфум… Але найвидатнішим своїм шедевром завжди вважала саме маленьку чорну сукню – символ своєї жалоби.
Фінал вистави витікає саме з сюжету Шанель: всі актриси, які виконували ролі великих жінок у виставі, проходять по сцені у маленьких чорних сукнях. Таким чином підкреслюється сила, волелюбство, і водночас смуток обраних Великих Жінок. Вони досягли своєї цілі – слави, визнання свого таланту, але при цьому всі вони принесли у жертву своє кохання. 
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