1. Рођење театра
   
Позориште је настало у Античкој Грчкој, прецизније у тзв. дионизијским играма, тј. ритуалним светковинама посвећени богу Хедизма. Те дионизијске светковине биле су врло популарне, нарочито у Атини. Одржавале су се сваког пролећа и биле су познате као „велике дионизијске игре“, а понављале су се зими „мале дионизијске игре“. Култ бога Диониса обележаван је извођењем дитирама - химничне песме уз певање, свирање и раскалашну групну игру хора сатира, који је предводио Корифеј. Сатири су били оденути јарећим кожама да би личили на јарца (трагос - јарац) у кога се Дионис по легенди претварао.     

   
Стари Грци били су врло креативни, маштовити и они су први започели такмичарски дух увођењем олимпијских игара. Ове светковине и игре имале су забавни карактер, са посебним нагласком Хедизма и одређена такмичења. На овај начин настали су тзв. ритуали, обредне и обичајне игре које одликују тзв. синкретизам (игра, песма, плес, глума, покрет). Поред појединаца у овим театарским светковинама учествовали су и хорови, тако да се из тог посматрачког извођачког синкретизма почињу раздвајати гледаоци и извођачи. Ритуали су се обично одигравали на кружном простору у централном делу насеља.
   
Рођење театра код старих Грка настаје увођењем игре и покрета (кореографија), говорног тела (вербалног), музике и ритмике, каске и лутке, костима, мимике и пантомиме. Театар се појавио у старој Грчкој пре око 2500 година. 

2. Конституисање старогрчке трагедије и комедије

   
У доба старе Грчке долази до конституисања трагедије као посебног драмског жанра. На великим дионизијским играма одиграна је прва трагедија око 534. године п.н.е. Тада долази до издвајања једног глумца из хора. Тако се радња проширила, па долази до увођења маски. Тај актер који је као јединка одговарао хору (групи, колективу) назван је хипокритер, како се од тада називају сви глумци у Грчкој. Глумили су само мушкарци који су помоћу маски и костима тумачили и женске ликове. 

   
Увођењем другог глумца у игру, што је учинио писац трагедија Есхил, створена је директна могућност за појаву драмске радње и драмског сукоба. 

   
Увођењем трећег глумца и сценографије смањује се улога хора, а примарна важност даје се дијалогу. Другим речима, тако је настала трагедија. Најуспешније трагедије и сатирске игре са великих дионизијских игара репризиране су на малим дионизијским играма. Фабула трагедије била је обично позајмљена из неке легенде или епопеје. Доносила је трагичан догађај у коме су учествовали поједини богови са Олимпа, хероји, угледни смртници, а главни јунак страда због трагичне кривице која му је судбински предодређена. Трагедија је била узвишеног тона, а касније у 4. веку п.н.е. одликује се наглашеном декламацијом (казивање, говорење текста), одређеним мизансценом и музиком што је у трагедији уносило озбиљну строгост и озбиљност. 
Класична старогрчка трагедија имала је своју структуру и састојала се из неколико епизода које су биле приказивачке (миметички део), казивачке (диегетички део), на почетку обавезно налазио се увод (пролог). У основи ова структура трагедије заснована је наизменичном казивању и објашњавању (дијегеза) и представљању односно показивању (мимезис). По мишљењу Аристотела, основни задатак трагедије био је да изазове катарзу (духовно и емотивно прочишћење). У трагедији се није могло видети приказивање насиља. Стари Грци имали су свест да позориште стварно утиче на свест и деловање људи. То значи да је грчко-античко позориште први модел такозваног педагошког театра. 

   
Паралелно са развојем трагедије развила се и комедија. Комедија је драмска врста која је тада писана у стиховима или у прози и у којој се помоћу комично обликованих ликова доведених у смешне ситуације изазива смех и ведро расположење гледаоца. Комедија се дели на неколико врста: 
- комедија карактера,
- комедија интриге, 

- комедија ситуације, 

- комедија конверзације, 

- комедија нарави.

  
 Старогрчка комедија се развила на прелазу из 6. у 5. век п.н.е. Сачувано је само 9 старо-античких комедија од истог аутора Аристофан („Жабе“). После њега познати су римски комедиографи Плаут и Теренције. 
   
Најпознатији писци старогрчких трагедија су Есхил („Оковани прометеј“), Софокле („Антигона“), Еурипид. Сатирска драма (игра) као врста античко-грчке драме настала је из сеоских обредних свечаности, приређиваним у част бога Диониса. Оне су се изводиле до 2. века п.н.е. и преедстављале су обавезан сегмент такмичарске игре на великим дионизијским светковинама на којима су се играле трагедије и комедије. 

3. Театарске форме у Старом Риму

   
Грчка трагедија и комедија доспеле су у Рим у 3. веку старе ере, прецизније 240. године п.н.е. Из тог времена најпознатији писци римских трагедија су Сенеко и Овидије.
   
Римска трагедија се разликовала од грчке трагедије по духовности и културној агресивности. Драмски репертоар старог Рима представљао је разноврсну сцену и репертоар, а појављују се и малосценске форме, то су мим и пантомима. Јављају се мале групе забављача (мимичари, пантомимичари, жонглери), који путују на колима изводећи разне гестикулације, игре тела, покрете, маске, костиме.. Те групе су често позиване да увесељавају богато становништво. 
   
Разлике између старогрчког и староримског театра биле су такође у архитектоници, у изгледу амфитеатра, у улазу за публику, у позоришној згради, сцени...
4. Театар у средњем веку

Позориште у средњем веку доживљава одређене промене које се тичу његовог садржаја, па отуда имамо позориште са елементима профаног (свакодневног) и сакралног (световног, духовног). На почетку црква је осуђивала театар, јер није имала разумевања и слуха за његове садржаје, костиме. Из тих и других разлога, татару средњем веку наилазио је на проблеме и отпоре.

   
Међутим, долази до новог облика позоришног садржаја који се у 11. веку одвијају у склопу црквеног обреда и тако настаје литургијска драма, посвећена духовној и религиозној тематици, односно догађајима и ликовима из библије. Управо је литургијска драма била оно иницијално језгро које је у новој ери рехабилитовало институцију театра и омогућило му да се по новим етичким и естетичким начелима хришћанске филозофије и живота обликује у нову форму. Међутим, литургијска драма није била дугог века, зато што се изводила на латинском језику. 

   
У 12. веку у неким европским земљама (Француска, Италија, Немачка) долази до нових позоришних облика и садржаја који се изводе на отвореном простору, тј. uлицама, трговима и сл. Тако настају мистерије, миракули и моралитети, пасије. Тада се обликује позорница са исценирањем из старозаветног и новозаветног предања. 

   
Све ово је допринело да у Европи у средњем веку настане тзв. профано путујуће позориште, које изводи разне забаве, представе са професионалним певачима и играчима, жонглерима, који приказују разне комичне призоре, игре са марионетама, плесове, покрете. Наступали су чак и укротитељи животиња, који наступају на сајмовима, трговима, вашарима. 
5. Театар у Европи од ренесансе до данас

   
Од средњег века, тј. од зачетка ренесансе (15. и 16. век), у многим европским земљама долази до одређеног друштвеног и културног препорода, који је условљен извесним историјским околностима и развојем (ратови, трговина). Оне земље са развијеним степеном културе имале су и развијеније позориште које се постепено развијало и богатило. Оно је пре свега било приступачно тзв. класи bуржоазије. У таквој културној и друштвеној клими позориште заузима посебно место. 

   
Ово се нарочито односи на Италију, где настаје тзв. ренесансна комедија, писана у стиху и у прози. (Плаут, Теренције). Ова комедија је настојала да буде одраз стварног живота и представљени су догађаји из свакодневнице. У тим радњама и заплетима приказивани су трговци, крчмари, слуге, богаташи, а теме су биле крађа, подвала, неверство. Основни циљ ове комедије био је да проучава и забавља. Ова комедија је поштовала драмску законитост и јединство времена, места и радње, а обично је имала 5 чинова и пролог (увод). Прву такву комедију (учена или ерутна) о којој постоје подаци, изведена је 1508. године, а аутор је Лодовико Ариосто („Комедија о Шкрчкои“) Никола Макијавели („Мандрагола“).
   
У 16. векu у Италији долази до настанка новог сценског облика који ће у многоме утицати на обликовање савременог театра Комедија дел Арте. Њу приказују професионална путујућа позоришта на колима чији чланови играју тзв. типичне улоге у костимима и маскама (Харлекин, Пулчинело, Колонбина). Поред ове сценске игре настају и импровизације које показују темељно познавање материје. Комедију дел Арте у 17. и 18. веку радо су гледали сви друштвени слојеви трговци, обичан народ, сиротиња, племство. 

   
Од 16. века у Италији настаје посебна врста театра, а то је позориште лутака, потекло из многобожачких обреда и симболичких игара. Позориште лутака се широм Европе заједно са Комедијом дел Арте афирмисало на трговима и улицама постајући веома популаран. Кроз историју луткарског позоришта употребљавале су се разне врсте лутака прављене од разног врста материјала (папир, метак) То су биле лутке марионете, гињоли, лутке на штапу, ручне лутке. Претпоставља се да је луткарство настало у старом Египту у 16. веку п.н.е. 
6. Драма и драмски ствараоци
Поред лирике и епике драма чини један од три основна књижевна рода. Класична драма је подељена на чинове и сцене. Саставни део чина су призори (појаве) и слике (сцене). Јован Стерија Поповић чин назива дејство, а појаву позорје. На крају сваког чина спушта се завеса. Сценографија се смењује у зависности од драмске слике (кулисе, намештај, декор). Слика (сцена) је најмања тематска јединица у развоју драмске радње и карактерише је применама лица на позорници. Драмска ситуација је важан тренутак у драмском тексту или позоришној представи. На почетку сваког драмског текста именује се драмска врста )трагедија, комедија, једночинка, драма за децу) и наводе се лица која учествују у радњи као и њихови међусобни односи. Делови драмског текста су дијалози, монолози и дидаскалије.Ликови у драми међусобно комуницирају (дијалог или реплика) или са самим собом (монолог). Комад који се заснива на говору једног лица зове се монодрама. Драмски текст може бити непосредно приказан на сцени (позоришни комад) или припремљен за читање (радио драме).
   
Класична драма најчешће има следећу структуру:

1. експозиција (увод),

2. заплет (проблем),

3. кулминација (врхунац), 

4. перипетија (преокрет), 
5. расплет (решење).

   
Драмске врсте: трагедија, комедија, и драма у ужем смислу.

   
Драмске подврсте: једночинка, драма за децу, радио драма, историјска драма, мелодрама, фарса, лакрдија, комад с певањем (кабаре). 

   
Велики је број драмских писаца код нас и у свету који су својим делима обележили историју драме одњеног настанка до данас.

Италија: Макијавели, Голдони.

Шпанија: Калдерон, Лопе де Вега, Сервантес.

Француска: Дидро, Молијер, Виктор Иго.

Енглеска: Шекспир, Бернард Шо.

Русија: Гогољ, Чехов, Горки.
Норвешка: Хенрик Ибзен.

Шведска: Стриндберг.

Немачка: Гете, Бертолт Брехт.

Ирска: Семјуел Бекет.

Србија: Јоаким Вујић, Јован Стерија Поповић, Бранислав Нушић, Душан Ковачевић, Љубомир Симовић...
7. Развој позоришта код нас

Развој позоришта на нашем тлу није текао равномерно као у осталим земљама, пре свега, због економских, политичких и друштвених околности. Такође, други проблем представља чињеница да нема много писаних извора и докумената који говоре о развоју позоришта код нас. Постоје историјски извори који указују на то да је на српским дворовима некада било извођача разних врста, од музичара, глумаца, жонглера, антриста, забављача. Поједине наше средњевековне књиге говоре управо о наступима и гостовањима разних глумаца из европских земаља. Други проблем је представљала чињеница да у средњем веку црква уопште није била наклоњена позоришту, сматрајући да у томе (позоришту) има нечег неприхватљивог, неморалног и “ђаволског“. 
   
Развој позоришта код нас трпи утицаје из Византије је црква велики противник позоришта. Године 1068. први пут се помиње да су гостовали глумци код нас из Немачке и Русије који су изводили разне акробације, мађионичарске трикове, имитације, пантомиму, а све то уз коришћење разних инструмената (харфе, виоле, флауте, гајде, фруле). О постојању позоришних манифестација у Србији већ у 13. веку сведочи богата терминологија у српским књижевним и црквено-правним списима (Хиландарски медицински кодекс, крмчија, Душанов законик). У приморским градовима, где су владали Немањићи (Скадар, Улцињ, Будва, Бар, Котор). У тим градовима приређивани су разни вашари, игре и светковине са позоришним. Реч глума је старословенског корена и отприлике значи играти се, смејати се. 
  
 У српској уметничкој књижевности 13. века показује се да су црквене власти забрањивале верницима да одлазе на скупове где глумци играју представе. У биографији Стефана Првовенчаног пише да су на нашим дворовима били разни забављачи, глумци, певачи. Стефан Првовенчани је на свом двору имао и позоришну трупу. 
   
За развој позоришта код нас велики утицај је имао и Дубровник , због богате културе и повољног географског положаја. Осим пучког театр, у средњевековној Србији сценски карактер имале су и многе народне игре у одговарајућем костиму или под маскама (то су обредне и обичајне песме). Доласком турака и турско позориште сенки које је представљало варијанту културног позориста. Позната лутка или фигура тог турског позоришта био је Карађоз, која представља дводимензионална марионета. 

У доба ренесансе (15. и 16. век) био је веома снажан утицај Италије и Дубровника на културу и позориште код Срба. Под утицајем средњевековне црквене (литургијске) драме развиле су се и нове драмске врсте, као што с. Тек у 17. и 18. веку српско позориште доживљава прави процват на тлу данашње војводине, пролазећи кроз неколико фаза  развоја: школско позориште, аматерско, путујуће и институционално позориште. 

8. Глума 

Глума је умеће извођења и оживљавања драмских ликова како у позоришту и на филму, тако и на радију и телевизији. У основи сваког глумачког поступка је процес преображавања и преобликовања спољашњег и унутрашњег у циљу стварања одређеног лика. При том, глумац користи разна изражајна средства која морају бити у складу са основном идејом редитеља. 
Он, такође, користи маске и костиме и остале садржаје неопходне у реализацији целе представе. Кроз глуму се све пројектује (драматургија, сценографија, техника). Основни глумачки задатак јесте овладавање елементима за формирање и вођење драмског лика, од имитације до технике уживљавања и говорне радње и гестикулације. Начин презентације лика састоји се од низа уочљивих акцентовано повезаних и јасно исказаних карактерних особина лика, његовог понашања и деловања, кроз говорну и физичку радњу. 
9. Драматург, редитељ, режија

   
Драматург је позоришни уметник, уметнички стручњак и (или) теоретичар за драмска дела. Један од најзначајих уметника у позоришту (уз глумце и редитеље). Факултети и академије које образују кадрове за бављење позоришном уметошћу имају најчешће у свом саставу и катедру драматургије. Данас термин драматург подразумева: - драматург - писац драмског дела (драматичар) - драматург - који врши драматизацију неког литерарног дела које није драмско, за сценско извођење, или одговарајућу адаптацију драме другог аутора, најчешће по сугестијама редитеља - драматург позоришта - стручно лице које предлаже репертоар куће. 

   
Редитељ је уметнички руководилац, лице које води главне стручне креативне послове у припреми и реализацији позоришних, филмских, телевизијских пројеката, мултимедијалних и других сценских манифестација (позоришни редитељ, филмски редитељ, телевизијски редитељ, радио редитељ, мултимедијални редитељ), дајући им лични, ауторски и естетски печат. Данашња улога редитеља је тек одскора дефинисана у позоришној историји. Наравно да је неко увек морао бити задужен за извођења, за пробе са глумцима и мизансцен, али све до 19. века било је уобичајено да је инспицијент, углавном, задужен за одабир глумаца и договор око декора и костима, док је главни глумац на једној или две пробе при крају рада давао коначни изглед представи, углавном, како би се уверио да се ништа не коси са његовим тумачењем улоге. 
   
Режија је: 
1. Креативни поступак припреме и постављања неког дела на сцену, снимање филма, телевизијских и радио програма. 
2. Стваралачко руковођење и управљање уметничким и техничким тимом приликом постављања одређеног предлошка на позорницу. 

3. Сценско остварење појединог редитеља. 

10. Декор, сценско осветљење, костим и маска

   
Декор је естетски уређен простор на сцени по стручним налозима и егзактним скицама сценографа, са циљем ликовног и примењеног обликовања сцене за одређену представу. Одомаћен је и израз сценографија. Ствара утисак о месту извођења драмске радње (пропланак, трг, двориште, салон и сл.), помоћу одговарајућих кулиса, намештаја, завеса, светла и др. У последње време све чешће се као допуна или замена за декор користи ласерска расвета. У модерном театарском изразу декор често не дочарава неки одређени, реални простор, већ има симболичку функцију.

   
Костим је стилизована гардероба за актере (глумце, оперске певаче, балетске играче и др). Костим, сем естетске, има и функцију осликавања карактера лика, његовог сталешког положаја, епохе у којој се дело дешава, жанра и стила представе. Костими се израђују по идеји и скицама костимографа. 

   
Маска је прерушена личност, тј.

1. стални карактерни лик у неким врстама позоришта (del arte, источњачка позоришта; на пример Пјеро, Арлекино...); 

2. посебно израђена образина која се ставља на лице, или исликана на самом лицу. Има за циљ да ликовно дефинише карактер лика у представи, епоху, жанр. Користи се од настанка позоришта.

  
 У грчким трагедијама била је неизоставни елемент у представама, поготову у трагедијама. Често се користи у источњачком позоришту (Индија, Кина, Јапан, Бали). 

11. Основни елементи наративног и драмског текста

   
Најзначајнији елемент наративног текста јесте фабула која означава основну садржину наративног текста тј. окосницу радње. Њу чине мотиви и језгра која се међусобно допуњују. Радња означава низ међусобно повезаних догађаја који сачињавају наративну или драмску окосницу:
1. Експозиција (увод) - је део у коме се упознајемо са почетном ситуацијом. 
2. Заплет - представља део радње у коме се успостављају значајни односи између појединих догађаја, ликова и тема. Тада долази до стварања нарастајуће напетости и очекивања. 

3. Кулминација - означава врхунац заплета у тексту или радњи.

4. Расплет - представља завршни део радње у уметничком тексту и његова основна функција јесте да дефинитивно разреши основне супротности и сукобе створене у заплету и да успостави коначни смисао односа између бројних догађаја и мотива. 

5. Перипетија - представља обрт или преокрет у развоју драмске радње и тада долази до нагле промене ситуације.

  
 Сценска дела, драме обично имају још два елемента:

1. Пролог - почетна сцена драме која чини посебан увод у радњу, а а најчешће је дат као казивање тј. монолог или дијалог. Пролог није обавезан део драме.

2. Епилог - закључак, и означава последњу сцену у драми у којој се нешто заокружује и коментарише. 
Сцена (појава, слика) је најмања наративна јединица у развоју драмске радње. 

12. Луткарско позориште у свету и код нас

  
 Луткарско позориште је позориште у чијим представама се извођачи изражавају преко лутака посебно креираних за сценско извођење. Представе изводе глумци, који се посебно обучавају за рад са луткама - глумци луткари.

   
Од 16. века у Италији настаје посебна врста театра, а то је позориште лутака, потекло из многобожачких обреда и симболичких игара. Позориште лутака се широм Европе заједно са Комедијом дел Арте афирмисало на трговима и улицама постајући веома популаран. Кроз историју луткарског позоришта употребљавале су се разне врсте лутака прављене од разног врста материјала (папир, метак) То су биле лутке марионете, гињоли, лутке на штапу, ручне лутке. Претпоставља се да је луткарство настало у старом Египту у 16. веку п.н.е. 

13. Специфичност луткарства у односу на друге сценске уметности
   
У врсте сценских уметности убрајају се драма, балет, пантомима и луткарство. У односу на ове наведене уметности, луткарство има своје специфичности и карактеристике које га чине посебним. 
   
Наиме, основна разлика је у анимацији и коришћењу лутке, што луткарство приближава деци као. Луткарство користи мноштво позоришних законитости као и друге сценске уметности, али основна разлика је у томе што лутка није глумац. Такође, говор као основно позоришно средство у куткарству представља тек помоћно средство. Истовремено, режија луткарске представе, знатно се разликује од режије класично-позоришне представе. Суштина луткарства је у томе да се што веродостојније и убедљивије уживи лутка. С обзиром на чињеницу да деца воле лутке, то значи да им је много ближа луткарска него позоришна представа. Пошто лутка има одређена ограничења, она не може као глумац да буде слободна, да покретима и мимиком изрази своја осећања. Због тога се посебна пажња поклања машти и доброј анимацији лутке. Луткарско позориште има своје чари и привлашност, нарочито за децу предшколског узраста. Због тих и других разлога све у луткарском позоришту мора бити подређено деци, њиховој машти и интелектуалним способностима.  
14. Васпитно-образовне вредности луткарског позоришта
   
Представе луткарског позоришта обједињавају у себи елементе различите уметности, а ту се пре свега мисли на музику, ликовну уметност, покрет, игру. На тај начин, дете се сусреће скоро са свим врстама уметничког изражавања. Пошто се често идентификују са личностима које представљају лутке, деца спонтано усвајају позитивне облике понашања и преносе их у свакодневни живот. Лутка коју води васпитач, некад има већи утицај на децу од њега самог. Неки истраживачи тврде да лутка има чак терапеутско дејство, јер је у питању да утеши дете које се расплакало, да се зближи са њим и утиче на његове емоције. То значи да улога и ауторитет лутке могу бити веома велики и значајни. Иако је мртва материја, луткина вредност је у томе што може да оживи, и због тога је њено извођење веома примамљиво и узбудљиво. Лутка може бити сваки предмет и све зависи од маште њеног аниматора, глумца или васпитача. У игри са луткама можемо приметити како се одвија понашање детета, какве су његове потребе и интересовања, жеље, па чак и породични односи. По много чему, луткарско позориште, дакле, имају велику васпитно-образовну вредност за децу предшколског узраста, нарочито када је у питању његова социјализација, укуси, склоности и друге особине везане за развој детета. 

15. Врсте сценских лутака
   
Лутке су одпредмећене визије људског духа и њена суштина није само у облику, већ и у значењима која собом носи и које изазива. У савременом позоришту сценска лутка је творевина сродна склуптури и слици, али различита од њих по способности кретања и изражавања. Она има одређене специфичности у односу на живог глумца, јер је ослобођена многих физичких и биолошких законитости и ограничења. По правилу, она је креирана за одређени лик, има своју функцију у представи. Сценска лутка се разликује од живог глумца и по томе што њен жвот траје од отварања до затварања завесе. Њен лик је стилизован и представља уопштену слику неког лика. Она „стиче душу“ захваљујући луткару који је анимира. У зависности од вештине и способности луткара зависи и њена анимација, симболика, карактеризација.
   
Врсте сценских лутака:

1. Лутке сенке.

2. Шаман лутке - врста најстаријих лутака, прављене су од дрвета, а делови тела се покрећу помоћу конаца.

3. Маске.
4. Гињоли - ручне лутке или лутке „рукавице“, које се покрећу шаком. Оне су најпопуларније код деце предшколског узраста.
5. Марионете - лутке на концим које су прављене од дрвета.

6. Бунраку лутке - које покрећу три аниматора, један води покретне делове и десну руку, други леву руку, а трећи ноге. 

7. Импровизоване лутке - оне могу бити од свега и свачега и стварају се од онога чиме располажемо. 

16. Идеје за креацију сценских лутака

   
Опште је правило да лутка треба задовољавати захтеве лутковности, а то значи да на симбол, да је језгровита, и изражајна. Другим речима, да буде јасно дефинисана и препознатљива. Треба имати на уму да луткарство представља један стилизован свет, а то значи да аниматор избегава буквалност и натурализам. Такође, веома је битно да лутка буде примерена узрасту детета. Она се бира са циљем да читавим својим изгледом и покретима, али и другим изражајним средствима што верније представља одређеног јунака тј. Лика. С обзиром на чињеницу да постоји велики број врста и подврста сценских лутака, то подразумева да постоје и разне идеје за њихову креацију. Креирати сценску лутку значи осмислити кутку у складу са уметничким законитостима две основне уметности које чине суштину луткарства: ликовна и позоришна уметност. Позоришна лутка подлеже општим законитостима обликовања ликовне форме и принципима сликарске композиције. Она се прави да би одиграла одређену улогу у луткарској представи и то треба имати у обзир приликом одлучивања о њеном изгледу, техничким решењима, покретљивостима. Приликом креирања лутке треба узети у обзир чињеницу да је она лишена мимике и покрета очију којима се изражавају субјективне карактеристике, емоције и реакције људи. Материјали од којих се праве и обликују лутке могу бити различити (папир, дрво, пластика, тканина и други природни материјали). У луткарском позоришту дечјег вртића најчешће се примењују лутке дињоли, зато што су врло једноставне за израду и коришћење. 
17. Анимације лутке

   
Анимацију лутке подразумева њено оживљавање, односно покретање које прати говор. Лутка се не изражава само главом, него и подизањем руку или једним кораком. Употреба дињола је најједноставнија и најпрактичнија због анимације зглоба. Најкомпликованије је вођење марионете, нарочито ако има много конаца, тако да се то упоређује са акробатском вештином. 
   
Лутке се анимирају у складу са мизасценом, односно сценографским елементима и кретњом глумаца на сцени. Задатак мизасцена је да распоредом и кретањем лутака по сцени истакне и што прецизније објасни смисао сценског деловања. Анимирати лутку значи „удахнути јој душу“, оживети је. Опет је најважнији сценски елемент који оживљава неживу материју. Анимација је битна за постизање правог луткарског уметничког израза. Постоје основна правила према којима треба да се креће сваки тип светске лутке, као и правила која важе за сваку лутку одређеног карактера. Такође, свака луткарска игра има свој посебан стил у анимацији. 
18. Музика у луткарској представи


Музика је важан сегмент луткарске представе за децу и она мора бити пажљиво одабрана и у складу са садржином комада који се игра. Понекад се користе инструментали, песме, сонгови, а често се изводи и уживо. Музика мора бити складна, весела и раздрагана, јер и те како утиче на расположење и емоциоје код деце.

19. Увођење деце у луткарски начин комуницирања

   
У луткарски начин комуницирања треба уводити децу од малена, али постепено. За почетак је довољно да се лутка појави пред мањом групом деце и „поразговара“ са њима о неком догађају који је њима посебно занимљив. Након те игре и дијалога, могуће је лутку поверити деци и прикључити као неку врсту играчке. Тај имровизовани разговор могуће је после поновити пред публиком, односно пред децом из неке друге васпитне групе. Затим се бирају ликови лутака, тј. јунака из кратких прича, које се представљају приликом читања. Васпитач треба да упозна децу са начином и моделима драмске комуникације које она радо прихватају и примењују у својим играма. Један од тих начина јесу луткарске импровизације васпитача које се заснивају на одређеној теми и развијају се у зависносто од реакције и понашања деце (успаванка, игра две животиње, лутке у коферу, игре са дињолима). 
20. Избор текстова за луткарско позориште
   
Избор текстова за луткарско позориште је веома битан, зато што они морају бити примерени узрасту, лаког и занимљивог садржаја, кратки и граматички исправни. У том смислу треба избегавати компликоване текстове, односно обичне позоришне комаде, јер неуспех у њиховој рецепцији може бити последица неискуства. Такође, треба избегавати дуге монологе и дијалог, а луткарску игру свести на ниво забаве, поуке, разоноде и што комплекснијег сценског доживљаја. Текст који се бира за луткарско позориште мора да поседује естетске квалитете и да буде прилагођен дечијим интересовањима. Луткарске игре, нарочито оне са дињолима, више одговарају деци нижег узраста и због тога се препоручују краћи позоришни комади. Препоручује се да представа не треје дуже од 20 минута и да има 3, 4 лика. 
   
У нашој и страној драмској литератури постоје посебни текстови за извођење у луткарском позоришту. У зависности од своје маште и способности, васпитач може сам да напише и креира текст за луткарско позориште. 

  
 Треба имати на уму да текстови морају бити једноставни за извођење, односно за анимацију лутке, за њене покрете и радње. Васпитач може сам да интервенише у тексту, а да притом не изневери његов основни смисао и суштину. За луткарско позориште најпогодније су бајке или приче о животињама. Такође, и драматизација прича може бити веома погодна за извођење у луткарском позоришту. 
21. Драматизација приче

Драматизација је поступак прераде неког књижевног дела (роман, проза, песма...) у драмску форму и прилагођавања за сценско извођење. Драматизацију најчешће врши драматург, а понекад и редитељи који ће касније то дело и поставити на сцену. 

22. Позориште сенки

Позориште сенки је врста луткарских представа која своју изражајност реализује путем лутака које се не виде, већ се њихов одраз под снопом светла одсликава на платну. Потичу из земаља Далеког истока (Кина, Бали, Јава), али су преко Турске (Карађоз) дошле до Европе. 

