Тема 8 Драматургия II половины XIX века

1 Конец 1840-1850-е годы как один из важнейших этапов в истории русской драматургии.

2 А.Н. Островский – основоположник русского национального театра.

3 Драматическая трилогия А.В. Сухово-Кобылина.

4 Проблема положительного народного характера в драматургии А.Ф. Писемского.
1 Конец 1840-1850-е годы как один из важнейших этапов в истории русской драматургии
Русскую драматургию периода 1840–1850-х годов справедливо называют драматургией имени Островского. Безусловно, талант такого масштаба, каким обладал основоположник русского национального репертуарного театра А.Н. Островский, во многом определил направление развития русской драмы второй половины 19 века. Мысль о значении Александра Николаевича Островского в истории русской литературы и национальной культуры кратко сформулировал Лев Толстой, выразив общую точку зрения на сделанное писателем: «отец русской драматургии». Эта оценка проистекала не только из небывалого количественного показателя: 47 оригинальных пьес, не говоря уже о переводах и оперных либретто, – но и из того отличающего талант Островского качества, которое в начале 50-х годов А.А. Григорьев назвал «коренным русским миросозерцанием».
Островский избрал театр как форму, которая, с одной стороны, наиболее полно отвечала природе его таланта: «Согласно понятиям моим об изящном, считаю комедию лучшею формою к достижению нравственных целей и, признавая в себе способность воспроизводить жизнь преимущественно в этой форме, я должен был написать комедию или ничего не написать» (о пьесе «Свои люди — сочтемся»); с другой же – удовлетворяла устремлениям публики самого широкого, демократического толка: «...в настоящее время в умственном развитии средних и низших классов общества наступила пора, когда эстетические удовольствия и преимущественно драматические представления делаются насущной потребностью». Для разночинной интеллигенции, купцов, ремесленников, средней руки чиновников создавался и репертуар, где воплощалась эстетика, призванная «воспитывать» народ, впечатляя и возвышая его «ясными и сильными» образами.
Другие драматурги оказались в тени его имени, и, конечно, все они в той или иной степени испытали на себе плодотворное влияние его художественных открытий. Тем не менее, несомненным и самобытным талантом отмечено творчество и других драматургов той поры, среди которых следует выделить А.В. Сухово-Кобылина, А.Ф. Писемского.
2 А.Н. Островский – основоположник русского национального театра.

Александр Николаевич Островский родился в купеческо-чиновничьей семье Замоскворечья. Будущий драматург получил хорошее образование: в 1840 г. окончил 1-ю Московскую гимназию, с 1840 по 1843 г. учился на юридическом факультете Московского университета, где имел возможность слушать таких профессоров, как Т. Грановский, М. Погодин и др. В годы учебы А. Островский увлекался литературным творчеством и, главное, – театром. Большое влияние на него оказала игра знаменитых актеров П. Молчанова и М. Щепкина.
В 1843 г. Островский оставил университет и начал служить, вначале в Московском совестном суде, а затем в Московском коммерческом суде. Служба, продолжавшаяся до 1851 г., существенно обогатила жизненный опыт будущего литератора, дала ему возможность близко познакомиться с проблемами и психологией купечества и чиновничества Москвы. 

В ранний период творчества (1847–1851) Островский пробует себя в разных жанрах: сочиняет стихи, пишет очерки и пьесы. Большинство произведений этого периода не сохранилось, однако известно, что началом своей литературной деятельности Островский считал пьесу «Семейная картина» (1847). Драматург брал сюжеты из самой действительности, считал, что их «дает жизнь, история, рассказ знакомого, порою газетная заметка».

В своей знаменитой пьесе «Свои люди – сочтемся!» (первоначально – «Банкрот») Островский опирается на принципы, выработанные натуральной школой: подробное изображение быта, нравов, семейных отношений в купеческой среде, преобладание социально-нравственной проблематики, герои – социальные типажи и др. Комедия была создана в 1849 г., в 1850 г. – опубликована в журнале «Москвитянин». Постановка пьесы была запрещена цензурой на 11 лет.
В центре пьесы – история краха замоскворецкого купца Большова, «обманутого обманщика», обобранного ловким приказчиком Подхалюзиным. Но идейное содержание пьесы значительно шире этой истории. Островский достигает высокой степени социального обобщения, отображает общие процессы и перемены в русской жизни.

Купец Самсон Силыч Большов, задумав мошенническое банкротство, переписывает все имущество на своего зятя и приказчика Лазаря Еизаровича Подхалюзина. Интрига комедии основана на материально-денежных отношениях. Обман Большова строится на его безграничной вере в незыблемость патриархальных устоев, в свое положение «хозяина», «самого» в доме. Подхалюзин – новый тип дельца, не только готового на мошенничество по отношению к другим, чужим, но и бесчестное по отношению к своему благодетелю. Он подкупает и стряпчего, и сваху, и мальчика Тишку во имя своей выгоды.

За внешней занимательностью интриги и необычностью социальной среды, ставшей объектом изображения, – три этапа в судьбе купеческого дома. Из реплик Тишки становится известно, как начиналась карьера Большова. Затем следует патриархально-домашнее ведение дела, абсолютная уверенность Большова в верности «своих» и в том, что «чужих» не грех и обмануть. И наконец конфликт «отцов и детей», который приобретает драматический для «отцов» оттенок. «Дети» являют собой не «порчу нравов», не «новые времена», а закономерный результат отцовского воспитания. Погоня за материальной выгодой, обман, безразличие ко всему, кроме своего жизненного успеха, характеризуют чету Подхалютиных.
Уже первой пьесе драматурга свойственны идейно-художественные особенности, определившие в дальнейшем такое понятие, как «театр Островского». Драматическое действие не исчерпывается интригой, большое внимание уделяется нравоописательным сценам и эпизодам (разговоры Липочки о танцах, женихах, речи свахи и др.). Речь героев не служит в целом развитию интриги, но необходима для создания образа купеческой среды, индивидуализации персонажей. Купеческий мир патриархального Замоскворечья интересовал Островского не с этнографически-бытовой стороны, в особенном, необычном он показывал процессы, связанные с общероссийскими проблемами.

1852–1854 гг. – время активного сотрудничества Островского с журналом «Москвитянин». Эти годы стали значительным этапом в творческом развитии Островского: формируется жанр народной комедии, совершенствуется мастерство драматурга. Островский стремится найти и художественно отобразить те положительные начала жизни, которые способствовали бы достижению гармонии, восстановлению патриархального социально-культурного единства, противостоять новым веяниям, жестокости, индивидуализму и несправедливости. Для пьес этого периода («Не в свои сани не садись», «Бедность не порок», «Не так живи, как хочется») характерны изображение семейно-бытовой патриархальной жизни, взаимосвязь комедийного и драматического начал. Счастье или несчастье действующих лиц (как правило, влюбленных молодых людей) в художественном мире Островского зависит от следования героев вечным законам нравственности и в меньшей степени – от социальной среды и обстоятельств.
Лучшей пьесой этого периода по праву считается народная комедия «Бедность не порок» (1854). Вновь в центре внимания драматурга патриархальная купеческая семья, гармоничная жизнь которой нарушена под влиянием соблазнов времени. Глава семьи Гордей Торцов попадает под сильное влияние фабриканта Африкана Савича Коршунова. Торцов ослеплен «капиталом», возможностью жить в столице «по-барски», новой, «подражающей моде» жизнью, а не такой, какой живет и жила вся его семья и домочадцы. Ради этого он готов отдать дочь замуж за злодея старика Коршунова. Тиранство и самодурство Гордея Торцова в доме – искажение представлений о важной роли хозяина и главы семьи. Жена и дочь не могут противостоять его власти и самодурным решениям. Любовь Гордеевна подчеркивает, что ее покорность – проявление верности «закону», патриархальной традиции подчитительности младших к старшим, веры в справедливость отцовских решений.
Заслуга Островского – создание образа Любима Торцова, человека, оторвавшегося от патриархально-купеческой «домашней» среды. Ему присущи лучшие нравственные качества – доброта, милосердие, отзывчивость. Любим способен взглянуть на происходящее с высоты приобретенного им горького жизненного опыта. «Промотавшемуся», «забулдыге» Любиму доверена в пьесе очень важная роль. Будучи в значительной степени выразителем авторской точки зрения, Любим приводит действие к счастливой развязке: вразумляет брата, разоблачает Коршунова и показывает его истинное лицо, избавляет племянницу от несчастья и устраивает ее брак с возлюбленным.
Счастливые развязки пьес Островского этого периода на первый взгляд не вытекают из самого развития действия. Н. Добролюбов одним из первых в статье «Темное царство» отмечал их «случайность» и надуманность. Но, по мнению самого драматурга, закономерность подобных счастливых финалов была естественной для мира, в котором сохранились традиционные идеалы добра и красоты.
В следующий период творчества Островского – предреформенный (1855–1860) – предпочтение отдается драме, а не комедии. Островский пишет «В чужом пиру похмелье» (1855–1856), «Доходное место» (1856), «Воспитанницу» (1858). В это время драматург сотрудничает с «Современником», ему близко демократическое направление в литературе.

Исследуя жизнь, Островский постепенно приходит к пониманию утопичности идеи возврата к патриархальной идиллии, в основу его пьес второй половины 1850-х годов положено противоречие между естественными чувствами, стремлениями людей и грубой, часто жестокой повседневностью.
Завершается предреформенный период творчества А. Островского созданием драмы «Гроза» (1859) – на тот момент «самого решительного произведения Островского», по словам Н. Добролюбова. Конфликт традиционных духовно-нравственных ценностей и омертвевших форм патриархальной жизни и быта по своей остроте, значимости и яркости отражения исторического момента свидетельствует о том, что структура социально-бытовой драмы вместила истинную народную трагедию.
Сюжет пьесы достаточно прост, даже банален. Внутреннее содержание конфликта, идейное звучание произведения не раз вызывало споры и полемику. Образ Катерины Кабановой – главной героини пьесы – образ трагический. Катерина, живущая в доме свекрови, разительно отличается от окружающих ее людей. Ее постоянные воспоминания о девичестве противопоставлены нынейшей жизни. Островский не случайно акцентирует внимание на том, что Катерина выросла и воспитана в сходных патриархально-религиозных условиях, идиллическая гармония вольной жизни, воспринимаемая самой Катериной как личная утрата, как прошлое, по замыслу Островского, является исторически неизбежным прощанием со всей системой патриархального народного мира. Трагическая судьба героини связана не с тем, что она, замужняя женщина, полюбила другого мужчину. Истоки трагедии Катерины в том, что цельная, сильная личность не смогла вместить двух противоположностей – глубокой веры и проснувшегося индивидуально-личного стремления, в том, что она одинока в мире, который не откликается на ее мольбы и не принимает покаяния.

Мнимым является любовный треугольник Тихон – Катерина – Борис. Катерина полюбила Бориса не потому, что он достоин ее любви, не потому, что он отличается от других, – просто полюбила, без всякой причины. Другое дело, что Борис – человек забитый, зависимый, не способный проявить волю, характер, мелкий и трусливый, особенно в сравнении с Катериной. Тихон, муж Катерины, любит ее и, возможно, готов ее простить, даже вопреки воле маменьки. Но причина гибели Катерины – не отдельные люди, их желания или жизненная позиция. Островский создал не бытовую драму, а истинную трагедию, когда трагическая вина лежит на самой героине. Монолог Катерины после отъезда Бориса символизирует уход из патриархального мира его живой души.

Патриархальный волжский городок Калинов – художественная модель всего традиционного мира и уклада. В этом мире есть свои хозяева и жертвы, свои законы и принципы, он практически замкнут и отделен от «большого» мира. Образ города Калинова – обобщенный и многогранный. Разные стороны калиновского мира показаны в образах Дикого, Кулигина, Феклуши, непосредственно не связанных с развитием основного конфликта, но чрезвычайно важных для создания атмосферы патриархальной жизни.

Катерина не протестует против чего-либо в этом мире. Старинные нравы, прежнее время, наполненное любовью, добротой, истинными молитвами, – все это ей мило. Но в том мире, в котором она живет, остались только мертвые ритуалы (например, прощание мужа с женой, на котором настаивает Кабаниха), пустые оболочки прежних ценностей (например, девичья честь, покорность младших старшим, уважение к ним – для младших Кабановых, Варвары и Тихона лишь слова, пустые наставления, которые легко можно обойти). Катерина – максималистка. Она искренне готова относиться к свекрови как к родной матери, искать защиту от греховного чувства у мужа, а отношения с Борисом воспринимает как гибель души.
Нередко антиподом Катерины считают Кабаниху, их противостояние осмысливают как конфликт между старым и новым, между искренней верой и мертвой традицией. Действительно, «Гроза» не является любовной трагедией, и по масштабу личности лишь Кабаниха может быть противопоставлена Катерине, но слова Тихона о том, что маменька «погубила» Катерину, вряд ли отражают авторскую позицию. Гибель Катерины закономерна на переломе времен, в периоды смены эпох, этапов в становлении общественного сознания. Катерине – носительнице трагической вины в финале некуда идти, кроме как в Волгу. С мужем она жить не может, поскольку считает себя навсегда виноватой перед ним, вернуться в дом свекрови ей противно и мучительно, с любовником она счастья не мыслит, потому что «душу уже погубила», а после отъезда Бориса и публичного покаяния идти Катерине совершенно некуда. Отсюда и слова в последнем трагическом монологе: «Опять жить? Нет, нет, не надо… нехорошо!».

«Гроза» – пьеса, отразившая широту и простор народной жизни, красоту русской природы. Большинство событий происходит не в помещениях, а на волжских просторах. Новшествами стали и массовые сцены, и открытое сценическое пространство, и пространственно-временная символика (символичны образы Волги, обрыва, омута, птицы, важным сквозным символом является гроза).
К началу 1860-х годов творческое мировоззрение и художественные принципы Островского окончательно определились, поэтому весь пореформенный период 1861–1886 гг. при периодизации творчества драматурга считается единым. В это время Островский продолжает разрабатывать темы, художественно освоенные еще в раннем творчестве. Жизни купечества посвящены «Не все коту масленица» (1871), «Правда хорошо, а счастье лучше» (1876) и др. 
Новым для этого периода творчества Островского становится интерес к исторической теме (исторические драмы «Дмитрий Самозванец и Василий Шуйский», «Тушино» и др.).

Конец 60-х – 70-е годы – время создания сатирических комедий «На всякого мудреца довольно простоты» (1868), «Бешеные деньги» (1870), «Волки и овцы» (1875), посвященных в основном дворянской теме.
А.Н. Островский считал, что в конце 70-х годов определился новый этап его художественного развития. О драме «Бесприданница» (1879) он сказал: «Этой пьесой начинается новый сорт моих произведений». Как известно, в творчестве драматурга преобладал жанр комедии, но в конце 70–80-х годов Островский обращается к жанру социально-психологической драмы.

Несмотря на трагическую судьбу главной героини, «Бесприданница» – драма, а не трагедия. Конфликт Ларисы Огудаловой и окружающего мира осложняется тем, что она – часть этого мира, воспитана в его представлениях, но внутренняя чистота, искренность и правдивость возвышают героиню над окружающими. Драма предполагала героя действующего, способного на противостояние, борьбу, героя, вызывающего сочувствие зрителя. Женщина наиболее ранима в столкновении с жестокостью людей и обстоятельств, а женская судьба, поставленная в центр действия наряду с сюжетной занимательностью, предоставляла зрителю возможность следить за перипетиями развития чувств. Психологическая социально-бытовая драма Островского переносила социальные коллизии в нравственную сферу, общественные сдвиги и проблемы – в семейно-бытовую жизнь.

Создавая «Бесприданницу», Островский опирался на традиционную тему: сватовство к «бедной невесте», бесприданнице. Конфликт драмы построен на противопоставлении истинных человеческих отношений и денежных, продажно-меркантильных и тщеславных, на противопоставлении любви и самолюбия, страдающей души и купли-продажи женщины как дорогой вещи.

Своеобразие сюжетно-композиционного построения пьесы в том, что традиционные для любовной драмы с бедной невестой в главной роли события уже произошли. Зритель узнает о них из разговора Кнурова и Вожеватова. Красавица Лариса уже дала согласие на брак с ничтожным чиновником Карандышевым. О романе Ларисы и Сергея Сергеича Паратова – «барина» – зритель также узнает из разговора купцов. Сюжетная коллизия намечается из-за того, что Паратов должен приехать в город. Конфликт назревает не просто из-за определенной последовательности событий или действий людей. Основа его – психология персонажей, их образ мыслей и чувств, отношение к себе и окружающему миру.

Карандышев, «маленький человек» с амбицией, ни за что не желает уезжать из города, не похваставшись перед всеми своей невестой. Таким образом он хочет потешить свое болезненное самолюбие. Он не обращает внимание на просьбы Ларисы уехать в деревню немедленно. Паратов – промотавшийся судовладелец, распродающий свое имущество, готовящийся к женитьбе на богатой невесте («золотых приисках»). Однако Лариса не знает еще, что ее бывший возлюбленный «защищен» своей помолвкой от какой-либо ответственности за отношения с ней. Назревший конфликт получает своеобразное сюжетное развитие: Паратов, повздорив с Карандышевым, желает проучить его, одновременно получив Ларису – чужую невесту. Несмотря на то, что ни Кнуров с Вожеватовым, имеющие виды на Ларису, ни тем более Паратов не предлагали ей руки и сердца, ее выбор, как психологически точно показывает Островский, оскорбил их, особенно Паратова, до глубины души. Параллельно развиваются три сюжетные линии: Ларисы, Карандышева и Паратова. После позорного обеда в доме Карандышева все три линии сходятся: Лариса убегает с мужчинами на пикник на Волгу, Паратов добивается всего, чего хотел, трагикомическая сюжетная роль Карандышева переходит в свою «трагическую стадию».

Система образов пьесы воспроизводит социальную структуру общества: купцы Кнуров и Вожеватов, барин из судовладельцев Паратов, мещанка Харита Игнатьевна Огудалова, маленький чиновник Карандышев. Социально-имущественные отношения героев переведены Островским в нравственный план. Парадоксально, но ни один из окружающих Ларису мужчин не достоин ее, сюжетная линия каждого связана с мотивом купли-продажи. Даже бедный Карандышев пытается дать «шикарный» обед, чтобы похвастаться перед более состоятельными женихами, а по сути продемонстрировать свое бесценное приобретение – невесту.

Любовная драма Ларисы закономерна в мире, где нет жалости и сострадания, психологически точен драматург в изображении последних минут жизни героини, перед которой один за другим проходят Паратов, Вожеватов и Кнуров, разыгравшие ее «в монетку», а затем Карандышев, которые при всем их различии убеждают зрителя в том, что в этом мире возможна только любовь-унижение и любовь-торговля. Финал пьесы исполнен «сильного драматизма». Приняв страшное решение – стать «дорогой вещью», содержанкой, готовая принять мораль и правила окружающего мира, Лариса, умирая, прощает всех. Образ Ларисы строится на противопоставлении живой человеческой натуры и устойчивого театрального амплуа, заявленного в заглавии. Противоречивость поведения и слов Ларисы, единство силы и слабости в ее характере, зависимость от пошлости окружающего мира и одновременно чистота и возвышенность натуры рождают живой образ.

Творчество А.Н. Островского – одновременно основа и вершина русской драмы, в них есть опора на незыблемые традиции и вечное стремление к обновлению, неоспоримые духовные ценности и всегда современное их звучание.
3 Драматическая трилогия А.В. Сухово-Кобылина
А.В. Сухово-Кобылин известен, прежде всего, как автор драматической трилогии «Свадьба Кречинского», «Дело», «Смерть Тарелкина».
Драматург принадлежал к старинному дворянскому роду, нечуждому художественным талантам. Одна из сестер Сухово-Кобылина, Елизавета Васильевна, была известной и популярной писательницей, выпускавшей романы и повести под псевдонимом Евгения Тур, другая – Софья Васильевна – первая женщина, обучавшаяся в Императорской академии художеств, ее работы были отмечены медалью Академии. Сам А.В. Сухово-Кобылин получил образование на философском факультете Московского университета, а затем продолжил его в Гейдельбергском и Берлинском университетах.

Появление пьес драматурга было связано с трагическими обстоятельствами. В 1850 г. Сухово-Кобылин был обвинен в убийстве француженки-любовницы Луизы Симон-Диманш. По этому делу следствие велось семь лет, и хотя впоследствии Сухово-Кобылин был оправдан, несколько месяцев ему пришлось провести в тюрьме. Печальный, если не сказать трагический личный опыт писателя отразился в пьесах, в которых судебная система русского государства представлена во всей неприглядности (это в большей степени относится к последним двум пьесам трилогии «Дело», «Смерть Тарелкина»).

Еще до ареста Сухово-Кобылиным была задумана первая из пьес – «Свадьба Кречинского». В ее основу положены реальные события – наделавший много шуму скандальный случай, сильно взволновавший петербургское общество. Некий поляк красавец Крысинский, выдававший себя за графа и имевший вход в лучшее петербургское общество, но оказавшийся всего лишь лакеем польского князя, совершил подмену драгоценной булавки. Эти события и облик авантюриста легли в основу пьесы «Свадьба Кречинского». Однако Кречинский в пьесе Сухово-Кобылина не безродный лакей, щеголь и дамский угодник, а разорившийся дворянин, проигравшийся помещик, наделенный незаурядным умом игрока, который и заставляет его искать преступные пути решения своих проблем. «Все – ум, везде – ум! В свете – ум, в любви – ум, в игре – ум, в краже – ум! Да, да! вот оно: вот и философия явилась», – восклицает герой.

Не менее значительным героем «Свадьбы Кречинского» является Расплюев, введенный Сухово-Кобылиным также в пьесу «Смерть Тарелкина». Человек неизвестного происхождения, жалкий и одновременно простодушный негодяй Расплюев вызывает у читателя противоречивые чувства. Сухово-Кобылин был одним из первых русских писателей, который отразил психологию «маленького человека» (Расплюева) во всей ее неприглядности. Подобное отношение к героям такого типа станет характерным для произведений конца 19 в., например, для рассказов Чехова, а для литературы 1850-х годов это было необычно.

Вторая часть трилогии пьеса «Дело» появилась в 186  г. ««Дело» есть плоть и кровь моя, я написал его желчью. Месть такое же священное чувство, как любовь. Я мстил своим врагам. Я ненавижу чиновников», – отмечал автор. В основу пьесы положена история судебных тяжб помещика Муромского, бывшего уже одним из действующих лиц предшествующей комедии. Безотрадная картина судебных несправедливостей представлена драматургом во всех физиологических подробностях. Представлена, например, физиология взятки, строго определены разновидности взятки: сельская, промышленная, уголовная или капканная. Сухово-Кобылин рисует чиновников всех мастей и уровней. Начальства в этой иерархии включают Весьма важное лицо и Важное лицо; Силы – правителя дел Варравина и коллежского советника Тарелкина, Подчиненности – чиновников Чибисова, Ибисова, Шило, Герца, Шерца, Шмерца и Омегу. Все остальные действующие лица пьесы отнесены к ничтожествам, или частным лицам (Муромский, Атуева, Лидочка, Нелькин и др.). Особо выделен в списке действующих лиц – не лицо – слуга Тишка.
Создавая драму «Дело», Сухово-Кобылин использует традиции русского театра 18 в., в частности, пьесы Капниста «Ябеда». Общими являются как сатирический пафос произведений, обличающих неправедность судий и суда, так и ряд художественных деталей, например, сцены с распечатанными конвертами, из которых выпадают ассигнации, хор чиновников в «Деле» и пенье судейских в «Ябеде» и прочие мотивы.

Последняя часть трилогии – «Смерть Тарелкина» (более поздний вариант «Веселые расплюевские дни», под этим названием пьеса была поставлена в 1900 г.). Сам автор определил жанр этого произведения как «комедия-шутка», в действительности же шуточного в пьесе мало. Это одна из наиболее мрачных пьес драматурга, сочетающих в себе черты трагической буффонады и политического памфлета. В «Смерти Тарелкина» гротесково, утрированно и пародийно используются мотивы второй пьесы трилогии: смерть Муромского, которой завершается «Дело», и мнимая смерть Тарелкина; слова Муромского: «Крюком правосудия поддевают они отца за его сердце и тянут ... и тянут ... да потряхивают: дай, дай ... и кровь-то, кровь-то, так из него и сочится»; – и слова Тарелкина: «Ценою крови – собственной твоей крови, выкупишь ты эти письма» и многое другое. Трагизм и фарсовость человеческой жизни доведены в последней пьесе трилогии Сухово-Кобылина до предела.

Пьесы, входящие в трилогию Сухово-Кобылина, различны по своему жанровому характеру, в них нет постоянных героев – семья Муромских представлена в первой и второй пьесах, Расплюев появляется в первой и третьей, Тарелкин и Варравин действуют во второй и третьей, но в то же время единство социальной темы, стилистической манеры объединяют пьесы и создают законченную картину русской жизни, как ее представлял автор.
4 Проблема положительного народного характера в драматургии А.Ф. Писемского
Среди писателей-реалистов А.Ф. Писемский по праву занимает место рядом с выдающимися современниками – И.С. Тургеневым, Н.С. Лесковым, И.А. Гончаровым, А.Н. Островским. Прочное литературное признание обеспечила ему несомненная яркость художественного дарования, всегда направленного на действительность с ее насущными проблемами, при самом широком диапазоне творческих исканий, обогативших повествовательные жанры (от очерка до романа) и повлиявших на развитие отечественной драматургии и театра.
Писемского отличал интерес к театру и, в особенности, к театру, созданному Гоголем. Этот интерес был связан с его пониманием «средств», которые с равным правом могут быть применены и в прозе, и в драматическом искусстве. С точки зрения художника, впоследствии написавшего ряд пьес, среди которых и прославленная «Горькая судьбина» (1859), театр предоставляет героям недоступные для них в других литературных жанрах возможности самораскрытия. Писатель отверг «психологический анализ», к которому обратилась литература после художественных открытий раннего Достоевского и в преддверии опытов Толстого. То, в чем его с раздражением упрекала критика после первых произведений, в которых вполне проявились черты его собственной, демонстративно «антипсихологической» манеры («Г. Писемский владеет даром выставлять внешний комизм: в этом его несомненное отличительное свойство ... внутренняя сторона комического или не интересует его, или недоступна ему», – писали «Отечественные записки» в 1852 г.), в действительности было выражением принципиальной для писателя установки на «зрительную» публику. «...Читающей с верным чутьем публики у нас нет, – писал он А.Н. Майкову 8 мая 1854 г., – а если и есть публика, так только зрительная, театральная, и та потому только существует более справедливою в своих суждениях, что ей растолковывает писателя игрой своей актер». Блестящий успех Писемского в «Женитьбе» Гоголя (он играл Подколесина) запомнился Москве «высокой сценической игрой» (И.Ф. Горбунов). Писемский как будто опробовал на сцене ту художественную манеру, которая вскоре выделит его из ряда писателей уже как прозаика, повествователя.
Словно следуя программе одного из бывших университетских друзей Калиновича, передового журналиста Зыкова, умершего в чахотке: «У нас в жизни простолюдинов и в жизни среднего сословия драма клокочет ... протест правильный, законный...», – Писемский обратился к драме из народного быта в пьесе «Горькая судьбина» (1859), разделившей с «Грозой» А.Н. Островского первую Уваровскую премию. И здесь нет «настоящей правды» ни на одной стороне, хотя явное сочувствие автора все-таки отдано крестьянину. Сложность коллизии в том, что жена мужика-«питерщика» Анания Яковлева Лизавета отдала свою любовь помещику не по принуждению, а по велению чувства. Барин Чеглов-Соковин не только не отказывается от обольщенной им крестьянки, но готов всегда быть рядом с ней без всяких сверхкорыстных видов, сознавая свою нравственную вину и не упрощая ситуации по меркам, принятым в его среде. Если на стороне влюбленных сила страсти, скрепленной рождением ребенка, то на стороне Анания – исконные нравственные устои, основанные на христианских заповедях: «Бог соединил, человек разве разлучает? Кто ж может сделать то?» Безумный поступок Анания – убийство младенца – является реакцией на принуждение властей и «мира» («окаянный, дикий народ») отдать жену и ребенка барину, приняв за них выкуп. Гордо звучат слова крестьянина, обращенные к посрамленному господину: «Я хотя, сударь, и простой мужик, как вы, может, меня понимаете, однако же чести моей не продавал...»
В финале драмы Ананий принимает «грех» на себя одного. Тем самым писатель разрешает конфликт в нравственно-христианском духе (Лизавета сознает себя «грешницей», «мир» прощает Ананию его вину). Даже если предположить, что такой финал был навеян беседой писателя с актером А.Е. Мартыновым, на что указывает П.В. Анненков, а также цензурными запретами (первая постановка пьесы состоялась лишь в 1863 г.), он более отвечает общей идее сочинения, чем первоначальный замысел Писемского: «По моему плану Ананий должен сделаться атаманом разбойничьей шайки и, явившись в деревню, убить бурмистра».
