Русская литература в анимации
В мультипликации, как и в кинематографе, не раз предпринимались попытки экранизации произведений классической литературы – задача сложная и интересная одновременно. Литературный сценарий с его интерпретациями часто вызывает сложности, заключающиеся в невозможности передать все языковые нюансы при помощи выразительных средств. Использование мотивов произведений и отход от сюжетной линии акцентирует наше внимание на видении классики самим режиссером и делает это искусство искусством в квадрате, усложняя и его восприятие.
Однако не все всегда так непросто - некоторые сюжеты буквально созданы для анимации. Поэтому есть ряд излюбленных мультипликаторами писателей, к которым обращаются довольно часто. Именно такими можно считать Н. В. Гоголя, А. П. Чехова и Д. Хармса. Их короткие рассказы выразительны и театральны, и их можно интерпретировать  в традициях абсурдистского юмора.
Наверное, одним из первых таких обращений к русским классикам можно считать экранизацию гоголевского рассказа «Нос», созданного знаменитым русско-французским  режиссером-эмигрантом Александром Алексеевым, который выполнил фильм в необычно редкой технике, изобретенной им самим. Это техника игольчатого экрана, в которой Алексеев создавал не только мультипликационные работы, но и иллюстрации. 
Экран состоит из миллиона иголок, обращенных острием к объективу и отбрасывающих тень определенного размера, - это позволяет анимировать гравюру. Из воспоминаний известно, как Алексеев со своей женой скупал все иголки во Франции, и продавцы смотрели на них, считая «сумасшедшими русскими».  Сам режиссер отмечал, что игольчатый экран позволяет «в полном одиночестве делать фильмы, передающие полутона, дымку и нечеткие переливающиеся формы».
«Нос» был прежде всего посвящен Петербургу, воспоминаниям кадетского детства режиссера. «Возможности игольчатого экрана позволяли передать все богатство и нюансы движения, варьировать цветовую гамму и достигать того эффекта поэтической ирреальности в фильме, который находил полное художественное соответствие литературному источнику».
Фильм Алексеева похож на сон, снятый на пленку. Даже несмотря на внятность сюжета короткометражки, которая следует за произведением Гоголя, «Нос» после просмотра оставляет тревожное чувство нереальности. Строгие очертания пейзажей Петербурга живут в странном освещении и под китайскую музыку (Най Мин импровизирует на цитре). В этом мистическом пространстве, где человеческие фигуры материализуются из пустоты и исчезают так быстро, что не всегда зритель успевает их заметить, разворачивается гротескная история про человека, чей нос, покинув своего хозяина, сделал карьеру и стал большим чиновником. Сюрреалистические кадры в стиле Рене Магритта изображают нос в очень странных обстоятельствах. То он появляется в буханке хлеба, то, оброненный цирюльником, прирастает к будке полицейского, то летит в реку, где встречается с рыбой, а чуть позже, облаченный в треуголку, очки и плащ, вышагивает на тоненьких ножках по лестнице казенного дома.
[bookmark: _GoBack]«Мой главный интерес лежит в области игровой художественной мультипликации, посредством которой можно добиться художественной силы, сравнимой только с воздействием старых искусств — живописи, танца, музыки, скульптуры и, конечно, поэзии. Краткость мультипликационного фильма не кажется недостатком. Большинство «Прелюдий» Шопена длится около минуты... «Мона Лиза» — маленькая картина в сравнении с грандиозными полотнами, изготовленными в мануфактуре Рубенса. Рубенс велик как художник только в своих малых полотнах, написанных лично им самим. И когда мне говорят после просмотра фильма, длящегося всего одну минуту: «Как жаль, как мало!» — я счастлив это слышать, — пишет Алексеев в «Размышлениях о мультипликации». - «Но что меня больше всего привлекает в мультипликации — это сила внушения мыслей и эмоций. Мне приятно четыре месяца синтезировать на экране изображение, показ которого будет длиться всего несколько минут, но в течение этих минут зрители не будут в состоянии отвлечься от экрана даже на несколько секунд».
Для сравнения мы обратимся к другой экранизации «Носа» Н. В. Гоголя, выполненной в девяностых годах. Если главной чертой фильма Алексеева можно считать сюрреалистичность, то Михаил Лисовой делает больший акцент на саркастичности повествования. Его своеобразная версия, которая парадоксально добавляет к Гоголю тексты Хармса и Хлебникова, тем самым усиливает абсурдность повествования.
Но, ориентируясь на интерпретационный тип экранизации, автор фильма точно передает и сюрреалистичность гоголевского текста. В основу сюжетного построения положено трансформационно-мистическое видение, разрушающее не только логику порядка, но и пространственно-временную целостность мира. Созданный в фильме мир образуют некие осколки разновременных фрагментов, наслаивающихся друг на друга и делающих мир одновременно и реальным, и абсурдным. Существующая в гоголевском тексте свобода изображения мира наполняет той же свободой художественный образ фильма. В возникающем на экране мире все возможно, но это не прихоть автора. Абсурдная всевозможность точно мотивируется, обуславливается внутренними законами бытия, внутренним ощущением.
Другим фаворитом экранизаторов можно считать А. П. Чехова, театральность произведений которого еще очевиднее. Киновед Евгений Марголит вспоминает, как один из критиков назвал Чехова подобным фотографическому объективу. 
Обратимся к недавно вышедшему красочному мультфильму по рассказу Чехова «Беззаконие»: сюжет описывает коллежского асессора, которому на крыльцо дачи подкинули ребенка. Решив, что это его сын, герой начинает испытывать муки совести. Яркие юмористические персонажи, наверняка отвечают нашим ожиданиям о том, как они должны выглядеть, хотя у Чехова нет никаких описаний внешности. Они и не нужны, потому что не сложно представить себе характерные типажи.
Другой режиссер Алексей Демин придумал своего акварельного «Очумелова», прочитав три ранних чеховских рассказа – «Хамелеон», «Надлежащие меры» и «Брожение умов». Действия всех трех рассказов происходят на базарной площади, и герои очень похожи. 
Персонажи Демина довольно необычны – они будто бы нарисованы на оборванных и даже помятых клочках бумаги.
Алексей Демин, режиссер-мультипликатор, сценарист, говорит, что таким способом пытался передать образ «маленького человека»: «Вот эта вселенная и маленький человечек, который совсем не защищен, как будто нарисован на бумажке и попал в лужу куда-то… Он появляется на клочке, влетает, застывает и, раздвигая толпу, поворачивается и уходит в глубину, то есть там сразу несколько движений». 
Персонажи на своих клочках поворачиваются, исчезают, появляются на других. И все это под музыку Гапона, Бана и Штрауса. А озвучивает всех персонажей - знаменитый актер  Игорь Ильинский. Режиссер нашел записи, начиная с 48-го года, где Ильинский озвучивает всех героев «Хамелеона».
Несколько слов хочется сказать о режиссёре-мультипликаторе Петре Думала и его фильме «Кроткая». Основан он на одноименном рассказе Достоевского и представляет историю одного брака. Союз двух абсолютно несхожих между собой людей кончается самоубийством молодой жены. Режиссер, придерживаясь основного мотива — страдания тяготящейся своим супружеством молодой женщины, показывает ее внутренние переживания при помощи сюрреалистических картин, полных призрачных видений. 
Сам режиссер в детстве мечтал стать писателем и с 6 лет занимался сочинением литературных произведений, поэтому считает анимацию связующей нитью между живописью, музыкой и литературой.
Любимые писатели Петра Думалы – Франц Кафка и Достоевский, их влияние ощущается почти во всех его работах. При выборе произведения Федора Михайловича Думала руководствовался тем, что передать сложность романа в небольшой по времени анимации будет затруднительно, поэтому он считал, что маленькая по объёму повесть «Кроткая» наиболее подходящее для экранизации произведение, хотя позже попытался создать и работу по роману  «Преступление и наказание».
Повесть «Кроткая» построена в виде воспоминаний мужа у тела умершей жены, что было бы очень трудно визуализировать, поэтому Думала создает собственную, более ограниченную, систему персонажей, убирает всех второстепенных героев, мелькающих в памяти мужа-закладчика и оставляет для иллюстрации только двух главных героев. По словам режиссера, третьим персонажем он хотел сделать время, поэтому образ часов так часто появляется в фильме.
Фильм почти немой, только вначале небольшой комментарий-цитата о происходящем. Можно считать его ожившей анимационной метафоричной иллюстрацией к произведению Достоевскому. Техника  отлично передает и стилистику русского писателя, хотя справедливо считают её мрачной. Думала пришел в анимацию странным путем: свою дипломную работу он писал по мемориальной скульптуре. С похожими материалами работал и в мультипликации. Его техника считается открытой им самим и называется «гравюра по гипсу». Это довольно кропотливая работа выцарапывания рисунка на темной гипсовой основе, которой можно придать и определенный цвет. Режиссер всегда старается сделать фон, похожий на холст, чтобы мультипликация выглядела живописно.
Эмоциональные противоречия повести Достоевского, отношения между мужем и женой Думала передает с помощью лаконичных метафор, делая бытовые зарисовки семейной жизни, в которые неожиданно вкрадываются посторонние символы. Существом, отражающим атмосферу взаимоотношений супругов, становится увеличивающийся в размерах черный паук, выползающий из- под стола во время обеда (нельзя не вспомнить Кафку).
То, что фильм почти немой, также отсылает нас к первоисточнику. Тягостное молчание семейной жизни кропотливо описывается Достоевским: «Молча ходили и молча возвращались. Почему, почему мы с самого начала принялись молчать? Сначала ведь ссор не было, а тоже молчание. Она всё как-то, помню, тогда исподтишка на меня глядела; я, как заметил это, и усилил молчание. Правда, это я на молчание напер, а не она. С ее стороны раз или два были порывы, бросалась обнимать меня; но так как порывы были болезненные, истерические, а мне надо было твердого счастья, с уважением от нее, то я принял холодно». 
«Сон смешного человека» Александра Петрова сделан средствами живописи. Режиссер работает в уникальной манере: расписывает кадры пальцами по стеклу, которое подсвечивается снизу. Это позволяет не начинать с нуля следующий кадр, а изменять предыдущий. Почти все фильмы Петрова сделаны по сюжетам мировой классики. Сам режиссер говорит, что за основу своих картин он предпочитает брать хорошую литературу с готовыми сюжетами и характерами, так как считает себя плохим рассказчиком.
Однако передавать мысли и эмоции литературных персонажей у Петрова получается замечательно, и сложный фантастический рассказ Достоевского ничуть не теряет своего психологического накала. Нужно сказать, что произведение состоит из двух частей: описаний реальной жизни героя, его попытки самоубийства и сна, в котором представлен идеальный мир без зла, страданий и греховной опустошенности человека. Это видение полностью изменяет мировоззрение «смешного человека». 
Тут для живописца-аниматора предоставляется интересная возможность нарисовать два этих противоположных мира – сон и реальность – контрастными красками.
Свой фильм Петров решил делать после увиденного им самим сна, который напомнил и оживил в памяти режиссера рассказ Достоевского. «Достоевский всегда был для меня фигурой, общение с творчеством которого доставляло огромное наслаждение – и радость, и муку», - вспоминает Петров.
Отдельно можно сказать про голос героя: его озвучивает Александр Кайдановский, актер, известный своей ролью в фильме «Сталкер». Александр Петров изначально представлял свою работу озвученной именно этим человеком, и даже внешне Сталкер стал примером для создания образа. 
При помощи мультипликационных живописных образов Петров показывает, как может греховная суть одного человека оказаться разрушительной для гармоничного устройства, подобного раю. Интересен образ души главного героя, изображенной вначале в виде младенца на его ладони, – такой беспомощной и невинной кажется нам в тот момент душа попавшего в воображаемый рай. Когда же идеальный мир искажается и разрушается этим одним единственным человеком, так и не сумевшим окончательно избавиться от злобы в своем сердце, на его руках оказывается уже собственная смеющаяся песочная фигура, напоминающая нам о желании самоубийства, – то душевное состояние, к которому пришел герой в результате своей жизни. 
И данный образ души, и противопоставление рая и реальности обращает наше внимание и на вечный вопрос о бессмертии души, и на проблемы греха и невинности, соседствующих в человеческом сердце. Еще один образ в данной цепочке – маленькая девочка, которая встречается герою перед самоубийством, её светлый образ мелькает и в раю. 
Фильм Александра Петрова «Моя любовь» тоже снят по классике, на этот раз режиссер обращается к роману И. С. Шмелева «История любовная», где в очень тургеневских образах описывается первое пробуждающееся чувство. И роман, и фильм можно считать ностальгическими: в таких светлых красивых тонах описана другая эпоха. «Моя любовь»  поразительно точно отражает сложный духовно-эмоциональный внутренний мир героев. Пейзаж, картины города, интерьер, бытовые детали в сочетании с техникой исполнения заставляют зрителя забыть во время просмотра о том, что он видит лишь рисунок, ведь он погружает нас в реальность России середины XIX века. 
«История больше получилась лирическая, поэтическая - немножко драмы и немножко трагедии. Герой проходит свой путь очищения, осознания любви к жизни, и не просто чувственной любви, но того, как он говорит, "нектара, который на небесах пить". Это история об ответственности перед любимой и перед самой любовью»,  - пишет А. Петров.




